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Dans ce manifeste résolument moderne et
optimiste, Valérie Belmokhtar invite chacun
à laisser entrer la création dans sa vie.

 

Que ce soit pour en faire une pratique
professionnelle, pour s’y consacrer plusieurs
heures par jour, ou bien pour lui donner une
petite place dans sa vie, la création est une
rencontre avec soi-même. Elle permet de
sortir de « l’avoir » pour entrer dans « l’être »,
elle nous fait grandir et nous amène à plus
de partage avec les autres. Un programme
réjouissant et libérateur !

 

À partir de son expérience d’artiste et
d’enseignante, l’auteure guide son lecteur
sur les chemins de la création. Depuis la
question de l’inspiration et de la confiance
en soi jusqu’aux problématiques matérielles
(installation d’un atelier, facturation de
son travail…), en passant par les différentes
méthodes créatives, Valérie Belmokhtar
nous accompagne pas à pas tout au long
de ce passionnant voyage.
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À propos de l’auteure

Artiste plasticienne et illustratrice, je crée
depuis plus de vingt ans. J’enseigne en outre
la peinture, le dessin, la couleur et l’illustration depuis une quinzaine d’années dans différents contextes, pour des publics variés
(étudiants en art et métiers créatifs, adultes
en entreprise…) ayant des objectifs aussi bien
professionnels qu’amateurs.

Je suis diplômée de l’École des beaux-arts de
Paris (Ensba) et de l’école d’arts appliqués
Olivier de Serres (Ensaama) : la créativité, le
dessin et la peinture font partie de mon ADN
depuis l’enfance. Mon travail se déploie à la
fois dans l’édition et la presse, mais surtout
sous forme artistique à travers mes expositions.
J’ai toujours eu le goût de transmettre, et enseigner a été une révélation. J’aime donc mener
mon travail de recherche artistique et transmettre en parallèle mes connaissances aux
autres. La créativité et le processus créatif me
passionnent. Je considère mon travail comme
un processus « en cours » permanent. Je propose d’ailleurs un suivi personnalisé et des
cours en ligne organisés par session dans différents domaines comme le dessin, la couleur,
l’expression plastique et personnelle, l’illustration et le développement de son propre style.
Après avoir préparé et donné de nombreux
cours et ateliers, l’idée d’écrire un livre tirant
parti de mon expérience artistique et de mon
enseignement m’est venue naturellement.



La notion de créativité

Il serait compliqué (et bien prétentieux) de
définir totalement ce qu’est la créativité dans
un seul livre. Mon ambition ici est de partager mon expérience personnelle tirée de plus
de vingt ans de quotidien créatif.

À travers l’enseignement, j’ai trouvé la manière de donner des conseils sur le développement et l’entretien de cette créativité, et
j’ai moi-même trouvé des solutions pour faire
parvenir à maturité mon propre style d’illustration ou de dessin.

Le fait d’enseigner et de partager mes expériences de façon très régulière avec mes élèves
m’a énormément appris. Cette expérience a
fait naître des échanges très riches sur la créativité, sans même parfois prononcer ce mot ou
en avoir conscience ! Aborder la créativité par
la pratique et les expériences de partage me
paraît une approche justifiée, puisque créer
c’est avant tout faire.




L’amateur et le professionnel


J’ai eu la chance, dans ma carrière de professeure, d’enseigner aussi bien à des amateurs
qu’à des étudiants désirant devenir artistes ou
illustrateurs professionnels. Cela m’a permis
de varier mon enseignement et de le rendre
plus complet, en l’adressant parfois simultanément à deux types de public.

Le premier conseil que je peux vous donner
au sujet de la créativité est de définir vos objectifs, si possible dès le début – quitte à en
changer par la suite. Créer pour soi est une
première étape, mais si vous envisagez de faire
de la création votre métier, il sera nécessaire
de fixer cet objectif dans le processus de création et d’évolution de votre travail.

Les deux pratiques peuvent être issues d’un
même désir de créer pour le plaisir, dans un but
de développement personnel et d’épanouissement – car créer est toujours une action positive. Si vous souhaitez vous professionnaliser,
il faudra alors vous renseigner sur ce métier :
par quels moyens diffuser votre travail, à quel
prix et par quels canaux vendre vos créations,
où et comment exposer… J’ai décidé d’aborder cet aspect dans ce livre pour répondre aux
nombreuses questions qui m’ont été posées
pendant mes cours et ateliers.

La pratique amateur n’est pas à mes yeux
moins exigeante que la pratique professionnelle. Dans mon enseignement, j’ai toujours
voulu donner à mes élèves la possibilité d’aller
le plus loin possible dans leur apprentissage,
même si le but était uniquement de se faire
plaisir et de se trouver soi-même. Je pense
que, même lorsque l’on devient professionnel,
il faut savoir garder la fraîcheur de l’amateur,
ce monde assez merveilleux où l’on peint et
dessine pour le plaisir.


CONSEIL

 

En France, les artistes qui dessinent
des œuvres originales doivent
s’inscrire auprès de la Maison
des artistes. Ceux qui produisent
des livres de textes et d’images
doivent s’inscrire auprès des
Agessa. Il faut également penser
à vous déclarer auprès des impôts
et auprès de l’INSEE. À l’issue de
ces démarches, vous obtiendrez un
numéro professionnel et un numéro
de Siret qui vous permettront
de déclarer vos revenus artistiques
et de payer des charges sociales sur
ces revenus. Il vous sera également
possible de facturer votre travail sur
commande auprès de vos différents
interlocuteurs et éventuellement
de travailler avec des galeries
professionnelles ou des salons.
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a) POURQUOI CRÉER ?



La question de la création

J’ai remarqué que, lorsqu’ils débutent, mes
élèves – peu importe leur âge – affirment de
manière récurrente : « Je ne sais pas dessiner », « C’est trop difficile, je n’ai peut-être
pas le talent qu’il faut », « Ce n’est pas donné
à tout le monde de créer et d’être artiste »
ou encore « Je n’ai pas le talent d’un ou une
telle ; je ne pourrai jamais dessiner comme lui
ou elle ». Ces remarques m’ont rapidement
amenée à établir un lien évident entre la
confiance en soi et la création. J’ai également
vite constaté que la société considérait généralement qu’être artiste n’est pas un métier,
et que par conséquent, dans notre éducation,
la créativité n’était pas forcément encouragée
au quotidien.

Pourquoi donc vous mettre à créer aujourd’hui si vous ne l’avez pas fait avant ? À
une époque où la question du bien-être se
pose de plus en plus, au travail comme dans
le reste de sa vie, où nombre de personnes
cherchent à changer d’activité pour se rapprocher d’un plus grand épanouissement
et d’eux-mêmes, la question de la créativité a refait son apparition dans les magazines
(notez l’abondance des publications feel
good dans les kiosques) et ouvrages de développement personnel.

Ce n’est pas un hasard. La créativité est un
élément essentiel de l’humain, et chaque
individu possède au départ un potentiel
créatif qu’il peut exploiter. Non, l’art n’est
pas réservé aux seuls talentueux ! J’en ai eu
maintes fois la preuve, en apprenant à dessiner à des centaines d’élèves qui partaient de
zéro et en les voyant s’exprimer pleinement,
à leur façon, et se reconnecter avec la joie de
créer pour eux-mêmes et pour les autres, en
quelques années seulement.

Je me suis toujours opposée à la vision élitiste
de l’artiste tel que la société le représente. J’ai
toujours pensé que chacun de mes élèves pouvait exprimer quelque chose et avait une légitimité à le faire, que chacun pouvait trouver
son style et que chaque personne possédait
une capacité d’émerveillement issue de l’enfance, et pouvait la retrouver et la maintenir
à l’âge adulte à travers une activité artistique.


Je crée donc je suis : créer, c’est être vivant


Lorsque l’on crée chaque jour, même un petit
peu et même pour un temps court, on aboutit
assez rapidement à un état de joie et de bien-être inégalable – cela me paraît déjà en soi une
bonne raison pour s’y mettre ! Créer, c’est être
vivant : voilà une assertion que vous pouvez
expérimenter chaque jour, un crayon ou un
pinceau à la main ; et cela ne demande pas
beaucoup de moyens.

Inscrire la création dans votre quotidien apporte un aspect spirituel qui manque parfois
à nos vies occidentales survoltées. Créer, c’est
aussi prendre le temps de faire quelque chose
pour vous-même et pour les autres, de vous
relier à des communautés créatives et de partager vos créations avec d’autres. Cela vous
relie à quelque chose de plus grand que vous-même et vous sort d’un temps de loisir qui
serait uniquement consacré à la consommation. En créant, vous vous ancrez dans l’« être »
plutôt que dans l’« avoir », en consacrant du
temps à produire quelque chose qui n’est pas
forcément destiné à être rentable – si ce n’est
rentable pour votre épanouissement quotidien personnel. Remplacez une après-midi shopping par de la peinture, du collage ou
du dessin, et vous verrez quelle sensation de
bien-être autrement plus durable vous obtiendrez ! L’« avoir » vous comble en vous apportant un plaisir immédiat, mais la création
procure indéniablement une sensation d’accomplissement durable et de joie, que vous
pouvez partager avec d’autres et faire évoluer
à l’infini. Aucun objet acheté ne vous procurera ces sensations : si vous créez, vous produisez au lieu de consommer !

De même, j’ai souvent conseillé à mes étudiants qui voulaient faire de l’art un métier
de toujours garder une part de création personnelle en dehors des commandes et sujets
imposés, une part de recherche complètement libre et dégagée du souci de rentabilité.

C’est une façon efficace de constamment
se ressourcer et d’alimenter son inspiration.
Je pratique moi-même très régulièrement
le dessin libre, sans projet particulier ; j’ai
remarqué que c’était dans ces moments-là
que j’avais fait mes plus belles découvertes,
que j’ai parfois pu exploiter pour des travaux
professionnels par la suite. Ces moments sont
des instants de liberté précieux, où vous vous
reconnectez à vous-même, à votre créativité et
à votre identité.


Réserver du temps à la création


Il est facile de se laisser prendre par le rythme
du quotidien et d’imaginer que l’on n’a pas le
temps de créer. Prendre le temps de faire des
choses non rentables est devenu difficile dans
une société qui nous ferait presque culpabiliser de réserver du temps pour nous. Or, créer
est une activité humaine vitale, essentielle à
l’équilibre et au bien-être.

J’ai eu la chance de recevoir l’enseignement
du professeur Marcelin Pleynet, qui occupait la chaire d’esthétique à l’École nationale
supérieure des beaux-arts de Paris quand j’y
étais étudiante. L’une des choses qu’il nous
a transmise et qui m’a le plus profondément
marquée dans mon apprentissage, c’est le fait
que le temps de création n’est pas « comptable » : quand on crée, on est en dehors du
temps. Marcelin Pleynet avait illustré son
propos en nous présentant un tableau de
Chardin, L’Enfant au toton, dans lequel un
enfant joue avec une toupie à la rotation éternellement suspendue.

Cela a été pour moi une révélation et a éclairé pourquoi j’aimais autant créer depuis
ma tendre enfance. Lorsque l’on crée, on
échappe au temps qui passe, et l’on retrouve
le temps du jeu, comme l’enfant du tableau
de Chardin. Le temps de la création suspend le temps présent ; il l’arrête, le transforme. C’est effectivement ce que je ressentais lorsque je dessinais ou que je peignais,
mais en prendre pleinement conscience m’a
renforcée dans l’idée de développer ma créativité et d’en faire mon métier. Cela m’a paru
une immense liberté par rapport à la plupart
des activités humaines et m’a ouvert un large
champ de possibilités. Si l’on pouvait retrouver le temps de l’enfance à l’âge adulte
grâce à la créativité, alors j’avais décidément
trouvé ma voie !

Lorsque vous commencerez à pratiquer régulièrement, sans pression, sans enjeu et
sans peur d’échouer, vous verrez apparaître
au bout de quelques semaines un monde
à vous et vous vous sentirez reconnecté à
vous-même et à votre expression artistique.
Créer quotidiennement deviendra même un
besoin ; vous le ferez naturellement.


APPLICATION

 

Même dans les moments les
plus remplis de votre quotidien,
essayez de garder chaque jour un
temps réservé à la création. Tôt le
matin avant de commencer votre
journée ou en rentrant du travail ;
trois heures ou quinze minutes :
l’essentiel est de prendre un
moment pour vous, sans penser à la
rentabilité. Vous pouvez commencer
par prendre vingt minutes chaque
jour pour dessiner dans un carnet,
pour écrire des textes sur un thème
ou pour raconter une courte histoire
que vous illustrerez. Si vous avez des
enfants, n’hésitez pas à créer avec
eux : sortez des feutres et du papier,
installez vos enfants avec vous et
dessinez tous ensemble !



Créer, c’est faire

Nous pouvons parler pendant des heures de
la créativité, mais rien ne sera produit si vous
ne faites rien concrètement. C’est un aspect de
la créativité qui m’a toujours plu, car je suis
quelqu’un de nature plutôt active et assez incapable de ne rien faire. Lorsque mes étudiants ont des blocages et qu’ils n’arrivent pas
à avancer dans certains projets, j’ai souvent
constaté que le problème pouvait venir du
« faire » : parfois ils ne faisaient pas, pas assez
ou pas de manière assez quotidienne pour que
leur projet avance et mûrisse.

Personnellement, après être entrée dans le
monde du travail, j’ai repris mon habitude étudiante du carnet de croquis. Je dessinais chaque jour ce qui me passait par la tête,
et j’ai vite constaté que faire un dessin ou un
rapide croquis quotidiennement apportait
une énorme ouverture à ma créativité. En
quelques mois, un bon nombre de projets intéressants se sont débloqués, j’ai retrouvé un fil
d’inspiration qui ne s’est plus tari pendant des
années, et cela m’a même conduite à pratiquer
une nouvelle discipline artistique, la gravure.
En résumé, faire un peu chaque jour a décuplé
mes possibilités, bien plus que lorsque je m’y
mettais une fois tous les trois mois.

J’ai également constaté à ce moment combien
ce que l’on vit est lié à ce que l’on peut produire artistiquement. Mes blocages correspondaient à une période difficile dans ma vie
personnelle, et le fait de me remettre à faire
a débloqué la situation, à tout point de vue.
C’est l’aspect thérapeutique de la création.


CONSEIL

 

Faire permet de trouver
l’inspiration. N’hésitez pas
à gribouiller, à faire du dessin
automatique dans votre carnet,
du collage et de l’abstraction
pour exprimer vos sentiments
et vos émotions.




APPLICATION

 

Donnez-vous un objectif de bien-être en créant chaque jour, à partir
de thèmes qui vous plaisent.
Le fait de fixer un thème ou de
choisir un mot-clé vous donnera
un cadre dans lequel vous pourrez
évoluer librement. C’est une
manière inspirante et motivante
de débloquer votre créativité.
Vous pouvez écrire vos thèmes
sur des petits bouts de papier et en
piocher un au hasard tous les jours.



Créativité et partage

Créer, c’est également une formidable manière de pouvoir partager avec les autres :
montrer ce que l’on a fait, exposer son travail,
produire avec d’autres dans un atelier ou lors
d’événements créatifs, créer avec ses enfants,
faire partie d’une communauté de créateurs
ou d’un collectif, partager avec son professeur
et ses pairs… les possibilités d’échange sont
quasi infinies !

Rencontrer d’autres créateurs est une belle
façon d’enrichir votre pratique, pour eux
comme pour vous. Tous les grands artistes ont
entretenu des amitiés avec d’autres artistes,
qu’ils soient écrivains, musiciens ou issus
d’autres domaines. L’échange apporte énormément, artistiquement et humainement.
Créer en ermite est un mythe. Certes, l’artiste
a besoin de solitude pour créer, mais il a également besoin de partager avec les autres.

La relation aux autres nourrira votre inspiration : créer implique de s’inspirer de choses
que l’on a vues ou entendues et qui nous
offrent l’impulsion de créer nous-mêmes.
Le processus créatif touche à l’universel.
L’humain a toujours créé et ne pourra certainement jamais s’en passer. Cette universalité nous relie les uns aux autres, et fait le lien
avec les artistes du passé. Créer, c’est passer
le flambeau et se lier à quelque chose de plus
grand que soi.


CONSEIL

Évitez de vous comparer aux autres,
car chacun peut trouver sa place
sans qu’il y ait de concurrence.
Au contraire, l’entraide entre
artistes est très importante.




APPLICATION

 

Entretenez une correspondance par
mail ou même par courrier postal ;
donnez-vous des rendez-vous entre
artistes et créateurs pour échanger
sur votre pratique et sur le reste.



Apprendre toute sa vie

À tout moment de votre vie, il vous est possible d’apprendre de nouvelles techniques
d’expression artistique et d’évoluer. Si vous
vous sentez bloqué par une technique, n’hésitez pas à suivre un cours ou à en expérimenter une nouvelle. Il n’est pas impossible que
vous arriviez au bout des possibilités d’un domaine, et que vous ayez besoin de ressourcer
votre pratique en renouvelant les médiums
d’expression.

Diversifier votre créativité vous permettra peut-être même de mieux revenir à votre
technique de prédilection. L’artiste anglaise
Amy Blackwell (@amyjpeg) réalise des illustrations et des peintures. Elle a commencé,
parallèlement à ses portraits, un travail de
motifs et la réalisation de colliers de perles
géométriques en bois qu’elle peint elle-même. Ces différentes techniques d’expression se répondent et montrent différents
aspects d’un même monde personnel. On
voit comment son travail de motifs a enrichi
ses illustrations et ses bijoux, qui sont des
pièces uniques. Amy Blackwell édite même
des objets textiles comme des foulards ou des
tissus. Le tout forme un univers harmonieux
et en évolution.



b) ATELIER ET MATÉRIEL




Trouver son atelier, stocker son travail


Espace collectif ou solitaire, l’atelier est le rêve
de tout créatif, mais ne pas en avoir ne doit
pas vous empêcher de créer. Si vous avez les
moyens d’occuper un lieu en dehors de chez
vous, privilégiez un endroit proche de votre
lieu d’habitation – l’envie de créer peut vous
surprendre à tout moment ! Vous pouvez également envisager de partager un atelier à plusieurs, ce qui diminue les coûts pour exercer
votre activité. Si vous n’avez pas beaucoup
de matériel à transporter, il vous est également possible de travailler dans un espace de
co-working.

Posséder un atelier vous permettra de stocker votre travail et d’y laisser votre matériel en
permanence. Il vous donnera la possibilité de
créer dans un endroit à vous, un lieu inspirant
réservé à la création. L’atelier est idéal pour
la pratique professionnelle, mais les amateurs
qui en ont un sont aussi chanceux et pourront
s’adonner à leur passe-temps favori et prendre
la place qu’ils souhaitent.

À défaut d’avoir un atelier, vous pouvez aménager un petit espace dans votre appartement ou votre maison. Soyez créatif ! Votre
atelier peut être un coin de garage aménagé,
une chambre de bonne dans votre immeuble
ou quatre rues plus loin, une pièce non utilisée dans votre maison, une cabane au fond du
jardin ou encore une table dans votre véranda… De grands chefs-d’œuvre ont été peints
dans une cuisine ou un coin de chambre. Si
vous le pouvez, installez au moins une petite
table ou un bureau, une ou deux étagères
et des points de rangements. Sinon, équipez-vous d’une boîte que vous pourrez sortir
à tout moment, et dans laquelle vous rangerez
un peu de matériel.


CONSEIL

 

Dans votre coin créatif, pensez
à installer des placards, étagères,
meubles à dessin et diverses boîtes
pour stocker vos œuvres, surtout
si vous produisez beaucoup.
Laissez également des boîtes
ou petites valises transportables
à portée de main. Elles peuvent
contenir des outils classés par
nature : une boîte de crayons
de couleurs, une de feutres,
une autre de peinture et aquarelle,
une encore de trouvailles et petits
matériaux pour les collages,
une boîte de chutes de tissu…
Le fait de classer ainsi votre matériel
dans des boîtes transportables
vous offrira davantage de souplesse
pour créer où vous voulez,
y compris à l’extérieur.




Les cours et ateliers collectifs


À une époque où je n’avais plus vraiment
d’atelier, j’ai commencé à fréquenter un cours
de gravure. Cette initiative m’a clairement
remise dans une dynamique artistique. Je
créais dans mon salon, et me rendre une fois
par semaine dans un atelier de gravure me
permettait de compléter ma pratique artistique, de partager avec d’autres créateurs et
amateurs, et de produire chaque semaine de
nouvelles gravures.

Cela fait maintenant plusieurs années que
je fréquente ce cours. J’y ai appris à maîtriser cette technique et y ai rencontré de nombreuses personnes du domaine créatif (illustrateurs, décorateurs, peintres, graveurs…).
Ce cours m’a offert des opportunités d’expositions, des échanges très riches avec d’autres
artistes, des inspirations communes, des idées
à partager et surtout beaucoup de chaleur
humaine, que l’on ne trouve pas forcément
quand on crée seul chez soi.

Le lien avec le professeur est important. Il a un
regard sur votre travail ; il n’intervient pas forcément dans votre création, mais vous donne
de précieux conseils pour réaliser vos idées.

Au niveau technique, j’ai appris à me servir
d’une nouvelle forme d’expression, et cela a
transformé ma manière d’aborder les autres
domaines dans lesquels j’étais habituée à
créer. Plus qu’un moyen de développer et
d’enrichir ma pratique de l’illustration, la gravure est devenue un médium à part entière
dans mon processus créatif.

S’inscrire dans un atelier collectif avec un professeur et s’y rendre chaque semaine donne
une véritable dynamique. Au fil des semaines,
grâce à ce rendez-vous avec vous-même et
votre créativité, vous allez créer sans efforts et
sans même vraiment vous en rendre compte.
Cela a aussi l’énorme avantage de vous permettre de ne pas louer d’atelier pour créer.


Matériel de base, outils et supports


Il est possible de créer avec peu de choses, et
je vous conseille d’abord de rassembler ce que
vous avez déjà : stylos, papiers divers, magazines, cartons, papier kraft, bouchons, ficelles,
colle, ciseaux, gomme, feutres, crayons de
couleurs… Récupérez un maximum de choses
autour de vous. Si vous pensez investir dans
votre équipement, voyez au fur et à mesure
quel type de matériel vous attire et n’achetez
pas tout d’un seul coup.
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		Utiliser Internet

		Lire la presse et les magazines

		Créer des tableaux d’inspiration

		Connaître et s’affranchir des tendances

		S’inspirer, mais ne pas copier

		Pratiquer d’autres activités créatives

		Varier les techniques

		Voyager et faire des carnets de voyage





		b) PARTIR À LA RENCONTRE DE SOI-MÊME		Voyager à l’intérieur de soi

		Se faire confiance

		Créer un environnement favorable

		Apprendre à ne rien faire

		Laisser le cerveau droit s’exprimer

		Nourrir son enfant intérieur

		Trouver ses thèmes de prédilection et s’en affranchir









		03 - Se lancer		a) SE FORMER		Suivre un cours

		Être autodidacte : avantages et inconvénients





		b) MÉTHODES DE CRÉATION		Le processus créatif

		Organiser son travail au quotidien

		Soigner son travail préparatoire

		Réfléchir avant et après, mais pas pendant

		Faire des listes et se mettre au mind mapping

		Procéder (éventuellement)  par étapes

		Apprendre à simplifier

		Apprendre à enrichir

		Débloquer sa créativité

		Savoir s’arrêter

		Pistes et idées pour entretenir son style au quotidien





		c) RÉPONDRE À UNE COMMANDE		Décrocher des commandes

		Gérer une commande

		Ne pas négliger les petites commandes

		Savoir refuser ou arrêter une commande

		Accepter la critique

		Ne pas orienter son travail exclusivement pour les commandes

		Jongler entre son style, ses envies et les exigences de la commande

		Facturer son travail

		La commande n’est pas la seule possibilité









		04 - S'épanouir		a) MÛRIR ET NOURRIR SA CRÉATIVITÉ		Soigner ses créations

		Transformer un projet expérimental en un projet professionnel





		b) DÉFINIR SES LIMITES ET SE DÉBARRASSER DES BLOCAGES		Savoir changer de techniques et se remettre en cause

		Lâcher prise

		Ne pas avoir de scrupules à gagner de l’argent

		Évacuer sa peur

		L’artiste maudit et le génie

		Le mythe de l’imposteur et l’aquabonisme

		Trouver le juste équilibre entre manque de confiance et mégalomanie

		Arrêter de se comparer aux autres

		Faire des contraintes une force









		05 - Se développer		a) DIFFUSER SON TRAVAIL		Définir son statut

		Communiquer sur son travail

		S’adresser au bon public

		Réaliser son book

		Créer un site internet ou un blog

		Utiliser les réseaux sociaux

		Envoyer des newsletters

		Créer et utiliser sa carte de visite

		Solidarité et création sociale





		b) EXPOSER SON TRAVAIL		Exposer dans différents lieux bien choisis

		Exposer dans des galeries

		Ne pas exposer à tout prix





		c) VENDRE SON TRAVAIL		Fixer les prix de ses créations

		Adapter ses prix à sa clientèle

		Limiter le travail gratuit

		Créer un e-shop





		d) VIVRE DE SON ART		Lier travail alimentaire et création

		Accepter le succès

		Accepter de ne pas connaître immédiatement le succès





		e) PROTÉGER SON TRAVAIL		Protéger ses créations

		Agir quand on a été copié
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