
[image: ]



[image: ]





Données de catalogage avant publication disponibles à Bibliothèque et Archives nationales du Québec et Bibliothèque et Archives Canada

Pour nos activités d’édition, nous recevons l’aide financière du gouvernement
du Québec (Programme d’aide aux entreprises du livre — Programme de
crédit d’impôt pour l’édition de livre — Gestion SODEC) et
du gouvernement du Canada (Fonds du livre du Canada).

Après la disruption : innover en édition musicale

Design de la couverture : Duokom

Photo de l’auteur : Claude Lapointe

© Éditions Berger A.C. inc.

Tous droits réservés

info@editionsberger.com • www.editionsberger.com

Tous droits de traduction et d’adaptation réservés. Toute reproduction d’un extrait de ce livre, par quelque procédé que ce soit, est strictement interdite sans l’autorisation de l’éditeur. Toute reproduction ou exploitation d’un extrait d’un fichier numérique (PDF, ePub ou autre) de ce livre, autre qu’un téléchargement légal, est une infraction au droit d’auteur passible de poursuites pouvant conduire à des pénalités ou des dommages et intérêts.

Dépôts légaux : 2020

Bibliothèque et Archives nationales du Québec

Bibliothèque et Archives Canada

Bibliothèque nationale de France et Ministère de l’Intérieur de France








	ISBN papier


	978-2-92378-695-7





	ISBN PDF


	978-2-92378-696-4





	ISBN ePub


	978-2-89678-006-8







Distribution

Canada : Prologue, 1650, boulevard Lionel-Bertrand, Boisbriand (Québec) Canada
J7H 1N7 • (450) 434-0306 • (800) 363-2864 • www.prologue.ca

Europe : Distribution du Nouveau Monde, Librairie du Québec, 30, rue Gay Lussac,
F-75005 Paris, France • +33 1 43 54 49 02 • www.librairieduquebec.fr

1 2 3 4 5 GAUVIN 2024 2023 2022 2021 2020





COLLABORATEURS

Deux experts m’ont apporté un éclairage sur les pratiques éditoriales et le régime de droit de leur territoire respectif, les États-Unis et la France.

SUZAN KOÇ

Éditrice professionnelle, Suzan Koç enseigne au Los Angeles Musicians Institute (Music Business Program) et à UCLA Extension (Songwriting mentor). Elle a amorcé sa carrière chez Warner Chappell à Paris en tant que « directrice internationale créatif ». De 1996 à 2011, elle a tenu les positions de VP Creative chez Hit & Run Music à New York puis à Los Angeles, ainsi que chez BMG Rights Management. Elle a travaillé avec des auteurs-compositeurs tels que Busbee, Shelly Peiken, Pam Sheyne, Jean Baptiste, Milck, et suscité des collaborations menant à des chansons pour Kelly Clarkson, Pink, Reba et bien d’autres. Suzan Koç est la fondatrice de Songwriters Rendez-vous, un atelier exclusif en composition de chansons pour auteurs-compositeurs.

MATTHIEU CHABAUD

Matthieu Chabaud a tout d’abord été « legal & business affairs » chez Warner Music France puis Warner Chappell Music France. Il crée plusieurs catalogues éditoriaux indépendants ainsi qu’une structure de supervision musicale. Il dirige Schubert Music Publishing France de 2012 à 2020, puis devient directeur juridique et administratif chez Peermusic France. Il s’implique particulièrement dans les questions propres au métier d’éditeur de musique dans les commissions juridique et formation à la CSDEM et la commission audiovisuelle de la SACEM jusqu’en 2020, puis comme consultant à l’IRMA. Enfin, il coécrit Droit de la musique, publié aux éditions LGDJ en 2016, et publie La musique à l’image (2016) puis L’édition musicale (2020) aux Éditions IRMA.





AVANT…

Je ne vous apprends rien ici. Pendant que les technologies numériques s’installaient progressivement dans nos vies professionnelles et qu’elles se renouvelaient à vitesse croissante, nous nous sommes adaptés aux nouvelles facilités sans soupçonner que des usages innovants imposés de l’extérieur par des joueurs étrangers au monde musical viendraient, non pas révolutionner, mais littéralement disrupter nos modèles d’affaires et mettre à mal notre économie. De la création à la mise en marché, toute la filière musicale a été bouleversée. On a vu quelques intermédiaires disparaître, d’autres perdre beaucoup d’influence. Les relations entre partenaires se sont transformées, des sources de revenus se sont évaporées, les visibilités se sont délocalisées, les financements ont été fragilisés, et j’en passe. Ça, ce sont les évidences.

Ce qui reste incompris, à mon avis, c’est l’ampleur des effets de cette disruption sur nos attitudes, nos relations et nos méthodes de travail. D’où ceci. Ce livre sur les nouvelles pratiques professionnelles qu’il est urgent d’apprendre à maîtriser dans l’intérêt des artistes et dans notre propre intérêt. Un guide pratique de l’édition musicale, doublé d’un guide de survie dans un monde où les modèles d’affaires traditionnels et leurs pratiques font l’objet d’une profonde remise en question.

Comment continuer à faire son métier dans un monde où les repères ont muté vers un nouvel environnement ? Quelle attitude adopter face à un modèle éclaté et quelles stratégies mettre en place afin de participer au développement de la carrière des auteurs et de l’exploitation de leurs œuvres ? Ce sont quelques-unes des questions de fond auxquelles je tente de répondre.

J’utiliserai volontairement un langage de terrain afin de mieux traduire les réalités et aspirations actuelles des auteurs-compositeurs-interprètes et leurs difficultés de survie et d’adaptation. Aussi souvent que possible, j’engloberai les termes auteur, compositeur et interprète sous l’appellation « artiste » afin d’alléger la lecture. Le vocabulaire « terrain » témoignera à sa manière d’une autre disruption, celle de la terminologie musicale. Le jargon anglais des nouveaux usages qui ont surgi à la faveur de ce nouvel environnement s’est immiscé dans toutes les langues. Je voudrai bien parler d’écoute en continu et de coécriture, mais j’aurai toujours le streaming, les followers et le cowriting sur le bout de la langue.

Dans le but de mettre en lumière des pratiques territoriales spécifiques et d’apporter un autre éclairage au métier d’éditeur, se joignent à moi une collaboratrice des États-Unis, en la personne de Suzan Koç, auditrice professionnelle, fondatrice de l’école Songwriters Rendez-vous, enseignante en « music publishing » au Musicians Institute à Hollywood et au UCLA Extension à Los Angeles, ainsi qu’un collaborateur français du nom de Matthieu Chabaud, directeur juridique et administratif chez Peermusic France, responsable de la formation à la Chambre syndicale des éditeurs de musique, titulaire d’un DEA en droit de la communication de l’Université Panthéon-Assas et auteur de plusieurs ouvrages traitant d’édition musicale.

J’oserai livrer ma vision de la profession d’éditeur et de la direction que j’ai la conviction qu’elle devrait prendre. Je tirerai quelques leçons inspirées de mes années d’expérience dans le domaine de l’édition musicale, de la production d’enregistrements et du management d’artiste espérant que cet ouvrage fasse œuvre utile d’un point de vue pratique. La théorie, les lois, les règles, les politiques, les connaissances, tout ça c’est bien, mais il est aussi pertinent de comprendre comment vivre son métier sur le terrain.

Avant toute chose, il est impératif de faire un état des lieux. Pour tous ceux qui n’ont pas encore pris connaissance des nouvelles réalités dans lesquelles nous vivons, dresser le portrait de l’industrie musicale actuelle est incontournable. Face à la disruption de nos modèles d’affaires, dont rien ni personne n’aurait pu nous prémunir, nombre d’acteurs de notre industrie ont lutté avec acharnement et utilisé de nombreux stratagèmes afin d’en atténuer les effets. Pire encore, plusieurs n’ont pas jugé bon de s’adapter et continuent d’appliquer des pratiques dépassées.

Tout comme au XVe siècle avec l’invention de l’imprimerie par Gutenberg, il nous était impossible de prévoir les changements structurels profonds et les effets irréversibles du saut quantique qu’a provoqué l’arrivée des technologies numériques et la création du World Wide Web par l’informaticien britannique Tim Berners-Lee. Si lui-même n’a pu prévoir l’étendue des conséquences perverses de sa création, comment pouvions-nous les anticiper ? À l’évidence, s’il avait pu en imaginer les répercussions, il aurait probablement nommé ce réseau le World Wild Web.

J’invite le lecteur à me suivre dans les nouvelles avenues de l’édition musicale, où le droit d’auteur a tardé et tarde toujours à encadrer adéquatement les réalités de la consommation numérique et où l’éditeur de musique doit réinventer de nouvelles pratiques pour réussir à développer le talent local et à bâtir de véritables carrières.





CHAPITRE PREMIER

OÙ EN SOMMES-NOUS ?

Comment en sommes-nous arrivés là ? Le constat est sévère, il faut l’avouer. Sauf pour une minorité d’artistes, les revenus de ventes de disques, de spectacles et de droits d’auteur se sont effondrés en moins de quinze ans. Pour le disque et l’édition, ça s’est passé en trois phases distinctes depuis le début du millénaire jusqu’en 2015. D’abord le phénomène des échanges P2P, dont Napster, Gnutella, Freenet et Kazaa furent les acteurs les plus illustres, a créé un univers parallèle de consommation qui a ébranlé le modèle de distribution établi et provoqué une crise majeure de piraterie de fichiers musicaux. Nous sommes en l’an 2000 et l’industrie musicale a atteint l’apogée de son histoire. Bien que la copie illégale des œuvres affecte sensiblement l’industrie depuis l’apparition de la cassette, puis du CD, on assiste tout à coup à une spoliation des œuvres à grande échelle. La méthode employée est d’une facilité et d’une rapidité stupéfiante pour qui s’est doté d’une connexion à Internet haute vitesse. L’édition musicale en subit rapidement les contrecoups en faisant face à une diminution significative de ses revenus de droits de reproduction mécanique (broadcast mechanicals).

Quelques années plus tard, en 2004, le téléchargement à la pièce, enfin déployé mondialement par iTunes, réduit l’album à un concept obsolète qui ne convient plus qu’aux aficionados. Il s’agit, dit-on, d’une réponse commerciale moderne et légale aux échanges illégaux. C’est la première fois qu’une entreprise étrangère à la musique vient à la fois établir une nouvelle échelle de prix à la consommation et disrupter le modèle de distribution en place sans que les acteurs traditionnels de l’industrie musicale puissent en contrecarrer les visées commerciales. Les ventes d’albums chutent d’au moins 50 %. Les maisons de disques se voient contraintes d’accepter une réduction de ventes d’albums au profit de ventes à l’unité. Elles tentent de s’adapter de toutes les manières à la nouvelle réalité commerciale imposée par Apple, mais l’heure des grands changements a déjà sonné.

LE STREAMING, ULTIME EXPRESSION DE LA DISRUPTION

À compter de 2012, au moment où l’industrie musicale remonte la pente grâce à des ventes numériques par téléchargement de plus en plus conséquentes, le streaming, dont Spotify peut se réclamer être la figure de proue, abat le dernier pilier de notre modèle de mise en marché et de distribution et nous force à redéfinir toute la chaîne de valeur artistique, de la création à la consommation. C’est l’ultime expression de la disruption.

Depuis 2005 déjà, avec la création de YouTube, se profilait une consommation libre et gratuite des œuvres sous forme de vidéos promotionnelles mises à disposition par les maisons de disques. Toutefois, aucune plateforme de streaming n’avait encore organisé un modèle d’écoute ludique, structuré et légal englobant la majeure partie du répertoire mondial. Il aura fallu à peine six ans à Spotify, créé en 2006 par le suédois Daniel Ek, pour s’imposer mondialement dans le marché et redéfinir le mode de consommation de la musique. Suivront Deezer en 2007 et Apple, en 2015. En une décennie, nombre de plateformes du genre ont vu le jour. Plusieurs se sont éteintes, quelques-unes ont survécu. Dès 2012 donc, les ventes physiques, qui représentent encore 50 % du marché, et les ventes numériques par téléchargement amorcent un déclin rapide jusqu’à représenter à peine 15 % à 20 % du marché en 2020. Le coup de grâce était donné.

On pourrait résumer ainsi ce qui est arrivé bien que chacune de ces phases de disruption issues directement de la technologie numérique n’a pas eu le même impact. Toutefois, la vitesse fulgurante d’implantation de chacune de ces phases a été sans contredit le facteur déterminant des effets délétères de l’ère numérique. Et celle-ci n’a pas dit son dernier mot.

LES PREMIERS EFFETS RESSENTIS

L’édition musicale, sans subir directement les effets de la disruption intervenue dans le domaine du disque, en a ressenti fortement les contrecoups. D’une part, les revenus des droits de reproduction mécanique attribuables aux ventes physiques puis aux ventes numériques, qui totalisaient plus ou moins 25 % des revenus éditoriaux, parfois beaucoup plus pour des productions plus nichées, ont fondu de 75 % en quelques années. D’autre part, et plus dommageable encore que la perte de revenus, fut le changement de comportement adopté par certains artistes en réaction à cette diminution considérable de leurs revenus. Une bonne partie des artistes émergents et des artistes confirmés ont en effet choisi d’emprunter la voie de l’autonomie dans tous les secteurs, reléguant trop souvent l’éditeur au simple rôle de gestionnaire de droits ou de négociateur de droits de synchronisation. Ce faisant, le rôle de développeur de talents, si capital chez l’éditeur, a été négligé ou jugé inutile par plusieurs artistes.

Ajoutons à ces conséquences une diminution des revenus des droits d’exécution publique causée par l’adoption massive des plateformes de streaming par les jeunes et moins jeunes, et surtout par la migration des budgets publicitaires des annonceurs vers les médias sociaux. Ces changements de comportements ont eu pour effet de réduire sensiblement les revenus commerciaux des chaînes de radio traditionnelles et par conséquent les revenus de droits d’auteur versés par ces chaînes aux sociétés de gestion collective.

Le spectacle vivant a aussi connu ses déboires et continue de subir une compétition féroce face à des objets et des services de divertissement, tels les jeux vidéo, les tablettes électroniques et les téléphones mobiles, qui grugent le budget des consommateurs, réduisant d’autant leurs capacités financières à consommer des spectacles vivants. Et que dire des effets catastrophiques de la Covid-19 sur les concerts en 2020. Tout cela a pour conséquence de provoquer une baisse drastique des droits d’exécution liés aux spectacles, laquelle baisse se fera lourdement sentir en 2021 et 2022.

UN CHANGEMENT DE PARADIGME ACCÉLÉRÉ

Certes, le milieu musical s’attendait à chaque étape à un changement de paradigme. C’était écrit et largement commenté et documenté. Cette transmutation mondiale ne se limitait pas à un continent. Déjà dans les années 1990, des théories futuristes annonçaient que la musique se consommerait au robinet, comme l’eau ou le gaz, et serait tarifée aux téraoctets utilisés. On anticipait un changement graduel auquel on aurait le temps de s’adapter. Tous croyaient pouvoir apprendre en dilettante les rouages de cette nouvelle économie. Mieux encore, on a cru pouvoir stopper ou ralentir substantiellement l’avancement des technologies numériques. Certains pays, comme le Japon, ont contenu efficacement pendant plusieurs années les effets pervers et destructeurs des échanges P2P, de la vente numérique à la pièce et du streaming. Certaines icônes artistiques, tels les Beatles, ont résisté longtemps à l’exploitation numérique de leurs albums. Or, tout comme les changements climatiques, le rythme s’est brusquement accéléré et la disruption rapide de nos modèles nous a laissés pantois au milieu d’un champ virtuel ravagé par une sécheresse économique sans précédent. Le point de non-retour était déjà atteint lorsque nous avons pleinement réalisé la situation. Comme l’exprime si bien Stéphane Mallard dans son ouvrage intitulé Disruption :

« Le problème de l’accélération, c’est que nous ne la voyons pas. Notre cerveau est doté d’une capacité d’adaptation considérable. Sa plasticité lui permet de se remodeler selon les époques et les circonstances. Mais cette capacité d’adaptation est tellement performante qu’elle nous aveugle sur la vitesse du changement de la période actuelle. La vitesse est notre nouvelle norme, mais notre cerveau nous la fait percevoir comme l’inertie. D’abord parce que même si notre cerveau est capable de s’adapter dynamiquement aux circonstances, il nous présente le monde de manière stable, repère spontanément la globalité et non les détails, cherche à reconnaître des schémas connus en les anticipant par son expérience passée parce qu’il préfère reconnaître qu’être surpris. 1 »

Force m’a été de constater que la disruption était un phénomène imprévisible, même si elle apparaît après coup comme une évidence désarmante. À la vérité, il n’y a pas si longtemps, ce mot m’était tout à fait inconnu. Pourtant, la disruption d’un système économique par l’avènement d’une technologie innovatrice n’est pas chose nouvelle. On a vu la puissante firme Kodak disparaître devant la prolifération fulgurante des appareils photo numériques. Apple a elle-même disrupté ses propres produits  avant qu’une autre firme ne le fasse. L’abandon du iPod est un exemple connu. Kodak, quant à elle, a vécu dans le déni jusqu’à ce qu’il soit trop tard. Sans être allés jusqu’à nous réfugier dans le déni, nous n’avons pas su nous adapter à la montée rapide du streaming. En vérité, était-il possible de voir venir et de surfer sur la vague du changement plutôt que de prendre un bouillon ? Pas vraiment.

S’ATTENDRE À L’INATTENDU

Au XIXe siècle, Oscar Wilde affirmait ceci :

« S’attendre à l’inattendu témoigne d’une intelligence tout à fait moderne ».

Rappel éloquent, s’il en est, qu’il faut constamment penser en entrepreneur visionnaire plutôt qu’en simple gestionnaire et qu’il est important de laisser une place à l’imprévu. Déjà dans l’antiquité Euripide avait compris que ce que l’on attend ne se réalise pas, car c’est l’inattendu qui se produit.

Devant la situation qui prévaut, les artisans et artistes que nous sommes seraient en droit de s’apitoyer sur notre sort, de jeter l’opprobre sur les géants du streaming, de dénoncer la trahison des grandes entreprises qui ne pensent qu’au profit et à la survie de leur monopole, de pointer l’ignorance et la bêtise des gouvernements qui ne voient jamais rien venir et qui cèdent avec complaisance au puissant lobby des GAFAM. Mais, soyons honnêtes, nous sommes tous impuissants face aux changements de cette nature. À chaque occasion, on s’est endormi sur de belles promesses d’avenir qui n’ont avantagé qu’une poignée de vedettes internationales et quelques grandes entreprises. Le séduisant concept économique de la « longue traîne » de Chris Anderson, sur lequel nous avions fondé tous nos espoirs, a sombré dans le néant comme une étoile supermassive avalée par un trou noir. Nous avons compté sur les acquis du passé et cru, quant au futur, en nos certitudes de professionnels expérimentés. Sans déceler le moindre signe de ce qui se passait au présent, sous notre nez, et sans comprendre non plus les processus inexorables de disruption de nos modèles et de nos repères, nous avons subi de plein fouet un tsunami technologique qui ne cesse de progresser et de modifier la donne d’année en année.

UNE NOUVELLE RÉALITÉ, UN NOUVEAU VOCABULAIRE, DE NOUVEAUX OUTILS

Au cœur de cette nouvelle réalité, le vocabulaire usuel du milieu musical s’est modifié pour faire place à de nouveaux termes et à de nouveaux concepts : streaming, playlistes, algorithmes de recommandation et de recherche, découvrabilité, intelligence artificielle, statistiques analytiques, tendances virales, partage ludique de la création et des droits, autonomie productive, blockchain, reconnaissance instantanée.

•••

Il existe maintenant deux réalités,
celle des majors et des stars internationales
et celle des indépendants et des artistes locaux.

•••

Rappelons-le, la déliquescence des modèles traditionnels a été causée, dans l’ordre chronologique, par l’échange P2P, le téléchargement à l’unité, le streaming — auquel on pourrait ajouter le stream ripping, ultime forme de piraterie, qui selon la PRS a augmenté en Angleterre de 1 390 % entre 2016 et 2019. Ce transfert d’un stream YouTube, Spotify ou autre en un fichier audio permanent témoigne des problèmes renouvelés d’une industrie s’évertuant à protéger un système séculaire plutôt que d’embrasser le changement.

Conséquences directes de l’effondrement des vieux concepts, les statistiques analytiques, les algorithmes de recherche de talents et l’étude des tendances virales sur les réseaux sociaux se révèlent de nouveaux outils créés sous la pression d’une économie disruptive. Qui ne maîtrise pas ces outils et n’a pas conscience des processus en cause travaille sans filet avec des méthodes inopérantes.

Nonobstant ce constat déprimant, je crois que la disruption en plusieurs couches successives survenue dans notre industrie nous donne plus que jamais l’occasion de redéployer les forces créatrices, de réinvestir les marchés locaux et les marchés de niches musicales, et pour quelques talents phénoménaux, d’accéder quasi instantanément au succès international. Est-ce de la naïveté que de croire en de nouvelles perspectives ? Non bien entendu. Ne serait-ce que par pur pragmatisme ou par instinct de survie, il est essentiel de s’adapter aux nouvelles formes de création, d’exploitation et de consommation. Le point de non-retour a été franchi il y a un moment déjà. Il faut désormais regarder devant tout en construisant le présent.

ARTISTES LOCAUX ET INTERNATIONAUX : DEUX RÉALITÉS

Attention, je ne suis pas en train d’affirmer que toute l’industrie du divertissement, telle que nous la connaissions, est à jeter par-dessus bord. À plusieurs niveaux, l’industrie s’est transformée ou est en voie de se refaire une santé. Malheureusement, beaucoup d’artistes et d’entreprises indépendantes ont été laissées pour compte et ont subi des dommages irréparables. Nous ne possédons pas tous les mêmes moyens pour affronter des tempêtes de cette envergure.

Selon le magazine numérique Digital Music News, dans sa publication du 10 septembre 2020, une récente étude d’Alpha Data démontre que 1 % des artistes génère 90 % de tous les revenus de streaming. Et encore plus troublant, selon la même étude, 10 % des artistes collectent 99,4 % des revenus. Ces deux statistiques illustrent de façon dramatique le canyon qui s’est creusé entre les artistes internationaux et les autres. Le streaming n’a pas créé de nouvelles opportunités, comme nous l’avions tant espéré. Au contraire, cette technologie a réduit la diversité à sa plus simple expression. Cette expression se nomme Drake un jour, Justin Bieber un autre jour, et ainsi de suite. Heureusement, le milieu a déjà exploré de nouvelles avenues. N’est-ce pas au cœur de périodes troubles qu’on se réinvente ?

Il est temps de revoir nos façons de faire tout en ne perdant pas de vue l’essentiel, c’est-à-dire notre relation à la musique et aux artistes qui la créent. Le pouvoir et le rayonnement de la musique n’ont pas diminué. Bien au contraire, sa consommation a décuplé et les flux monétaires qu’elle génère sont considérables. Malheureusement, nous ne sommes plus les premiers bénéficiaires de notre travail et de nos investissements. La musique est désormais facile d’accès, à tout moment, en tous lieux et à coûts très faibles, voire dérisoires. Elle est devenue un appât pour vendre des services et d’autres produits de consommation tels des abonnements à des services de streaming et des téléphones intelligents.

UN CHANGEMENT PROFOND DES MENTALITÉS ET DES PRATIQUES

Parallèlement aux changements technologiques majeurs qui sont survenus, les relations d’affaires ont aussi changé radicalement de visage. Aujourd’hui, on ne dirige plus, on accompagne, on collabore, on offre son expérience et partage candidement son expertise, on déploie ses connaissances, ses moyens et ses contacts au service des artistes qui acceptent de s’entourer d’une équipe. Dans un second temps, on analyse les statistiques et le niveau de viralité d’une musique, d’une vidéo ou d’une baladodiffusion, et on adapte, au jour le jour, la stratégie de mise en marché d’une œuvre ou d’un artiste en fonction de la vitalité géocommerciale des données recueillies et des réactions instantanées des consommateurs.

•••

Bien qu’il n’y ait plus de passage obligé entre
création et marché, je ne crois pas, même aujourd’hui,
qu’un artiste puisse développer une carrière
sans le soutien d’une équipe aguerrie.

•••

Il faut bien le reconnaître, autant chez les maisons de disques, les éditeurs, les managers que les artistes eux-mêmes, il existe un fossé générationnel quant à la façon de faire des affaires et à la manière de collaborer à la création et à l’exploitation d’œuvres musicales. Encore une fois, ce n’est pas une réalité essentiellement nord-américaine, mais un phénomène mondial. Tout est sur la table quand il s’agit de négocier ou de collaborer : le partage de la propriété des bandes maîtresses et des revenus qui découlent de leurs exploitations, le partage des droits d’auteur, des droits voisins producteurs et des droits voisins d’interprètes. Il n’y a plus de structure hiérarchique qui tienne. À sa manière, tout intervenant contribue sur un pied d’égalité avec ses partenaires au
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		Un changement profond des mentalités et des pratiques



		Faire les choses autrement









		Chapitre deux: Devenir éditeur dans le contexte actuel



		La relation artiste-éditeur



		À la recherche de nouvelles compétences



		À retenir















		Chapitre trois: Fonder une nouvelle maison d’édition



		Aspects légaux



		Organisation matérielle



		Financement



		À retenir















		Chapitre quatre: Des activités et spécialités éditoriales en transformation



		Activités éditoriales



		La mission première de l’édition musicale



		Gestion d’un capital de risque humain



		À retenir









		Gestion de répertoires éditoriaux



		Sous-édition



		Acquisition de répertoires



		À retenir









		Activités extraéditoriales



		Droits voisins ou rémunération équitable



		Gestion des droits de bandes maîtresses



		À retenir









		Spécialités éditoriales



		Édition graphique



		Secteur de l’audiovisuel ou synchronisation à l’image



		À retenir









		Des orientations et des objectifs à redéfinir en permanence



		À retenir















		Chapitre cinq: Les contrats: ce qui reste pertinent et ce qui ne l’est plus



		Pertinence du contrat de préférence ou d’exclusivité



		L’importance légale du contrat de cession et d’édition



		L’utilité actuelle des contrats de gestion et de sous-édition



		Les multiples situations de coédition



		Contrat de gestion de droits voisins



		À retenir















		Chapitre six: Une équation à double inconnue



		Reconnaître le talent



		Profil de l’éditeur recherché



		Réussir une première approche



		Mener de part et d’autre une bonne négociation



		Encore et toujours le contrat de préférence ou d’exclusivité



		À retenir















		Chapitre sept: Développer une nouvelle approche artistique



		Étapes et objectifs du développement artistique



		De l’importance des collaborations



		Éléments essentiels d’un succès potentiel



		Privilégier de bonnes relations avec les clients-usagers



		Dynamiser le placement d’œuvres



		À retenir















		Chapitre huit: D’autres stratégies pour maximiser ses revenus



		Participer à la nouvelle économie de partage



		Maximiser ses revenus



		Établir une stratégie adaptée spécifiquement à l’économie numérique



		Intégrer les droits voisins à son entreprise d’édition



		Entretenir de bonnes relations avec les sociétés de gestion collective



		Gérer les métadonnées et les codes internationaux d’identification



		À retenir















		Chapitre neuf: Opportunités de perception directe



		Circonstances où la perception directe est possible



		Perception des droits de reproduction mécanique et de reproduction graphique



		Perception directe des droits de synchronisation



		Perception des grands droits



		À retenir















		Chapitre dix: Une comptabilité de gestion de droits adaptée



		Des logiciels spécialisés



		Analyse et suivi des revenus



		Une firme comptable spécialisée



		À retenir















		Et après…



		Sigles et acronymes
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