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Grand Central Station
petites histoires

Il'y a cette photographie : une vue d'un quai de métro prés de la grande gare de New York, Grand Central Station, qui fait partie d'une installation (1)
créée en 2003. Cette piéce marque une date importante dans la vie de la jeune artiste et aussi dans nos relations. Elle scelle en particulier la
premiére étape d'une collaboration qui s'est traduite par une exposition a la Galerie PrimaKunst, a Kiel en Allemagne.

Sur la photographie, un quai de gare de métro, plus précisément un long couloir dont on ne pergoit pas vraiment l'issue lointaine. Le couloir est
sombre, sans intérét architectural. Un panneau lumineux annonce une direction, un horaire. L'artiste intervient — au-dela du choix d'un site a la
fois connoté (la grande gare) et anonyme (un couloir insignifiant a premiéere vue) — en détruisant 'espace : elle fait voler en éclats cette banalité
du lieu choisi en rehaussant I'annonce du panneau lumineux de couleurs fortes, le rouge et le vert. Ensuite elle reconstruit I'espace en inscrivant
sur les lignes de fuite, une phrase a haute charge émotionnelle et dramatique, et dans les mémes couleurs que le panneau :“| sat down" sur le
coté gauche et “and wept" au sol (2). Ces lignes nous conduisent vers une lumiére incertaine, celle du jour peut-étre, que I'on devine plus qu'on
ne le pergoit, au bout du couloir: Enfin, au centre de la piéce, mais aussi au second plan, l'artiste elle-méme, de dos qui s'éloigne, présence discréte
mais précisément soulignée par l'axe des lignes de fuite du texte structurant.

Cette photo est au centre d'une installation vidéo : de part et d'autre de I'image fixe, les mots s'inscrivent sur les murs, apportant une dimension
poétique forte tout en déconstruisant/reconstruisant I'espace environnant, des mots tour a tour lourds ou légers, durs ou sensuels, ou interro-
gateurs. Un poste de télévision diffuse en boucle les informations d'un journal télévisé new-yorkais, comme pour ancrer le point de départ de
I'expérience.

Anne-Sophie Emard pose dans ce travail les bases de ce qu'elle va développer par la suite : observer, déconstruire, reconstruire, une activité plas-
ticienne régulierement confrontée au monde des lettres, comme une exploration permanente de I'adéquation supposée de la structure du
langage ou de la description littéraire confrontée au regard : le mot qui décrit, I'ceil qui pergoit et quelle compréhension/représentation le spectateur
peut-il retirer ? L'ceuvre interroge constamment plus qu'elle n'apporte de solutions.

Notre premiére rencontre remonte a l'année 1997. Une jeune fille a I'apparence réservée mais résolue se présente a moi et me fait part de son
désir tres fort de présenter son dipléme de fin d'études de Beaux-Arts dans notre galerie (3). La démarche est singuliére, le travail aussi qui,
comme souvent dans ce genre d'exercice, est tres référencé : il éclaire une voie que va suivre Anne-Sophie Emard avant de défricher plus tard
ses propres champs de recherche. Cette piéce inscrit déja le temps et le mouvement dans son principe (objets qui fondent, par exemple) et celui
du corps et de sa place, de la mémoire individuelle ou collective.






De longs mois plus tard, je reois une invitation pour une “premiére” exposition dans son atelier et je découvre l'installation — La vie dans les plis — .
La forme se précise, les angles s'arrondissent, les couleurs se réchauffent et s'adoucissent. J'ai le sentiment que tout doucement [artiste sort de
sa chrysalide et se pare des couleurs de I'environnement qu'elle s'est créée patiemment au fil de longues recherches. Ce qui me frappe déja et
encore aujourd'hui, c'est une forme de maturité peu courante a cet age : ne montrer que lorsque le moment est juste, prendre le temps d'étudier;
de voir, de lire, et enfin de créer et de traduire dans son propre langage.

Clest a ce moment qu'Anne-Sophie choisit d'aller & la rencontre de Louise Bourgeois, qui Ia inspirée et si fortement marquée. L'artiste franco-améri-
caine I'a en effet inscrite sur la liste des personnes qu'elle regoit réguliérement dans son salon new-yorkais. Le voyage a New York prend une valeur
initiatique. Sur la rencontre, Anne-Sophie se montre peu diserte ; a placer certaines personnes sur un trés haut piédestal, on est parfois décu par la
confrontation avec le monde réel (mais il s'agit la d'une supposition toute personnelle). Il n'en reste pas moins que cette expérience est charniére dans
la vie de l'artiste. Elle se défait d'un manteau de références, sans pour autant les renier; et inscrit les bases de son travail a venir.

Départ ? Anne-Sophie Emard part en résidence au Québec (Montréal). Cette expérience se révele essentielle dans son parcours. Durant cette
période, et paradoxalement malgré la distance, nous aurons I'opportunité de mener deux projets.

Dans “Ce qui peut étre enclavé” (4), Anne-Sophie va vérifier ses théories liées au langage en appliquant a l'image en mouvement des formes
structurelles empruntées aux auteurs littéraires qu'elle apprécie, en particulier William Faulkner: Ainsi, elle divise I'écran ou plutét le multiplie par
deux : sur I'un, elle expose la structure elliptique, images colorées d'attractions de fétes foraines, qui donne le rythme tel un métronome ; sur
lautre, images en noir et blanc, elle (re)construit le mouvement a partir d'emprunts de séquences de films historiques (Qu'est-il arrivé a Baby Jane ?
réalisé par Robert Aldrich), elle nous donne a comprendre, déceler les mécanismes d'écriture a I'ceuvre, la pensée qui sous-tend tout propos. Collages,
recadrages, répétitions, stimuli divers qui aménent le spectateur a reconstruire, définir un schéma narratif. La justesse du procédé simpose.

Dans “Nindayama", une vidéo projetée en boucle (5), réalisée au terme de la résidence canadienne, Anne-Sophie Emard va encore plus loin dans
linterpellation faite & notre capacité de construire et de donner un sens a une ceuvre complexe. Le flux des images, les espaces décrits ou les
visages superposés n'appartiennent plus a une hypothétique mémoire collective mais sont en quelque sorte anonymes. Superpositions de sons,
d'images, de séquences en apparence chaotiques prennent un sens a la hauteur de l'investissement que veut bien s'accorder chaque spectateur
pour combler de maniére cohérente les espaces offerts dans cette piece.

Retour aux sources, aboutissement ? La piéce “La Roseraie”, fruit de la collaboration avec I'écrivaine montréalaise Chantal Neveu, est présentée
a Vidéoformes 2005. Pour cette installation vidéo, Anne-Sophie Emard construit une cabane, au terme d'un dialogue productif avec I'architecte



Rémi Laporte, un espace insonorisé dans lequel elle va projeter ses images confrontées au texte poétique. La tension voulue entre les deux
expressions est protégée par l'insonorisation, la mise a I'écart du monde extérieur afin de favoriser la lecture et I'écoute : le spectateur peut se
reposer physiquement sur un banc rustique et mentalement sur I'ceuvre pour initier un profond voyage introspectif et intime. Cependant, cette
piece offre deux approches : intérieure comme décrite précédemment, et extérieure : un volume déstructuré, “explosé", dont les quatre parties
ne sont volontairement pas jointes, comme un avertissement de l'artiste, la possibilité existante de s'immiscer dans l'intime par l'interstice de deux
pieces disjointes.

Pause : la résidence montréalaise a permis I'épanouissement d'une personne et d'un artiste. Les rencontres, les expériences ont entrainé Anne-Sophie
beaucoup plus loin qu'elle ne I'avait imaginé : les performances avec Jean Dupuy, artiste québécois, les aventures vidéo avec le Théatre du Pélican
qui aboutissent sur une série de représentations, et enfin l'atelier “Image et espace” qu'elle dirige pour le service culturel des universités
clermontoises, témoignent a des degrés divers de ces nouvelles voies hybrides qui s'offrent désormais a elle. Cette exposition au musée d'art
Roger-Quilliot et le catalogue publié parallélement rendent compte de ce parcours et assurément posent un socle sur lequel Anne-Sophie Emard
va construire une ceuvre.

Gabriel Soucheyre,
directeur de Vidéoformes
juillet 2006

(1) "By Grand Central Station", installation vidéo, photo, lettrage, Galerie PrimaKunst, Kiehl, Allemagne, 2003.

(2) “I sat down and wept"”, (Elisabeth Smart, roman), “Je m'assis et me mis a pleurer".

(3) “Chambre silencieuse”, installation, matériaux divers, Galerie de I'Art du Temps / Chapelle de I'Oratoire, Clermont-Ferrand, 1997.
(4) "Ce qui peut étre enclavé”, installation vidéo, musée Bargoin, Vidéoformes 2003, Clermont-Ferrand.

(5) “Nindawayma", installation vidéo, Festival International d'Art Vidéo, Lima, Pérou, 2003.
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Raccord regard

Nathalie Roux : Comment en étes-vous venue a travailler les nouveaux
media photo et vidéo dans votre parcours, soit d'étudiante en arts, soit
de jeune plasticienne ?

Quel a été « le déclencheur » ?

Comment étes-vous passée des techniques dites classiques du dessin,
du volume, du travail d'installation a cette utilisation transversale de
limage, de l'image animée, du son, mode d'expression qui semble
désormais prendre le pas dans votre travail ?

Anne-Sophie Emard : Lutilisation de ces différentes techniques a
répondu au départ a une certaine frustation ressentie pendant mon
cursus scolaire. J'avais déja I'envie et la volonté de travailler avec la vidéo
notamment. J'ai passé mon dipléme DNSEPRen 1997, I'Ecole Supérieure
des -Arts de Clermont-Ferrand n'était pas encore équipée véri-
nt avec ce type de matériel. En fait elle I'était avec du matériel

iment aimé travailler. |'avais déja cette volonté d'aborder I'image mais
d'une facon différente. Ayjourd’hui la technique de travail d'image par
informatique correspond exactement a la volonté que jai toujours eue
de fabriquer mes images. Pendant tout mon cursus scolaire, mes moyens
d'expression étaient le dessin, la sculpture et linstallation. C'est tout
naturellement, au fur et & mesure de I'évolution des techniques et 'acqui-
sition de matériel adéquat que je me suis orientée vers la vidéo et la
photographie numérique, que jassocie complétement a ma démarche.

NR : Dois-je comprendre que vous vous étes auto-formée ? Ou avez-
vous été guidée par un autre plasticien ? Dites-nous comment vous étes
vraiment entrée dans ces nouvelles technologies qui servent votre travail
maintenant.

A-S E : |l sagit encore aujourdhui d'un apprentissage continu. Jai été
capable de me former seule, grice aux méthodes de travail que jai
acquises a I'Ecole. Finalement je n'ai pas réellement dissocié apprentissage
des techniques numériques de la fagon dont je travaillais le dessin ou le
volume lorsque j'étais encore étudiante. Je n'ai pas du tout exclu cet acquis
car pour moi il y a dans la vidéo et la photo numérique, une matérialité
qui apparait comme une prolongation de mon travail initial. Quant a la
formation technique, elle ne se fait jamais vraiment seule, elle se com-
pléte grace a des rencontres et des influences culturelles. Ce médium
informatique, je I'explore pour pouvoir mieux m'inscrire dans une mou-
vance contemporaine car il me semble étre le médium idéal pour
exprimer mes idées aujourd'hui.

NR : Vous dites que ces matériaux ont du sens par rapport a leur
utilisation. Est-ce que vous pourriez essayer de développer davantage
cette notion et nous dire en quoi ces nouveaux médias vous ont permis,
sans doute, d'aller plus loin, par rapport aux domaines plus traditionnels
? Autrement dit, que vous ont-ils apporté, que ne vous apportaient pas
les autres techniques artistiques ?



A-S E : Lorsque j'ai commencé a m'affirmer dans une démarche per-
sonnelle, je pense tout a fait a la fin de mes études, il y avait une chose
qui m'intéressait déja profondément, c'était le fonctionnement de la
mémoire de chacun, mais également celui d'une certaine mémoire col-
lective. Je m'interrogeais sur la fagon dont on emmagasine les souvenirs
et sur la forme dont on les restitue. Quel est le mécanisme de la pen-
sée et du souvenir ? En fait j'avais du mal a répondre a cette question
avec des techniques « traditionnelles » (pour englober tous les maté-
riaux que je pouvais utiliser a ce moment 1a). Je me référais beaucoup
a des travaux déja existants, a des références et des influences dont
javais du mal @ me détacher. Je suis convaincue que la vidéo et la pho-
tographie m'ont apporté des solutions pour trouver ma propre voie
pour une raison toute simple et qui peut paraitre littérale, elles produi-
saient le mouvement. C'était flagrant, il me manquait le mouvement
pour pouvoir intégrer & mon travail plastique, des références qui étaient
les miennes, et notamment les références liées au cinéma parce que
cela a toujours été une nourriture spirituelle pour moi trés importante.
L'image en mouvement m'autorisait la traduction d'un univers trés per-
sonnel, de ce monde qui n'est pas seulement le mien mais aussi celui
de ma génération, une génération élevée avec les images du zapping. Je
me suis totalement épanouie dans ['utilisation de ces deux médiums :la
photo numérique et la vidéo que jai cherché a ne pas dissocier. Je ne
me prétends pas photographe car la fagon dont je fabrique les images
fixes s'apparente complétement a une technique de montage vidéo
dans un rapport de montage filmique. C'est pour cette raison que je
choisis de regrouper mes photos dans des séries avec cette volonté de
produire plusieurs images qui font partie d'une méme famille, un peu

comme un story-board. Les caissons lumineux, les images contrecollées
sur aluminium, les polyptyques, ces mises en forme variées offrent des
combinaisons d'images intéressantes et mettent en relief lidée du lien
qui s'établit entre elles. La perception de ces images-la ne se fait pas sur
un mode contemplatif mais dans un rapport a I'enchainement et donc
au temps.

Ce qui m'intéresse ce sont ces articulations finalement. On en revient
a cette idée de la mémoire et du fonctionnement de la pensée. Quels
sont les stimuli qui générent les souvenirs ? Ce mode de présentation,
je l'espére, provoque une réaction. Deux images associées, si on les
isole, ont-elles la méme signification ? Ensemble elles vont produire
autre chose. C'est cette confrontation qui m'intéresse...

NR : Donc ces images que vous travaillez vraiment comme un maté-
riau, elles représentent une écriture qui vous permet de relater ce que
vous voyez tel que vous le ressentez, avec le but de provoquer une
inter-action avec le spectateur ?

Précisez-nous comment naissent vos projets, en sachant que vous allez
avoir cette approche : la combinaison de différentes techniques. Votre
approche me parait trés particuliére en ce sens que vous ne revendi-
quez ni véritablement le statut de photographe, ni celui de metteur en
scéne dans une narration cinématographique, mais une autre approche,
intellectuelle et artistique, tout en utilisant constamment le médium
photo et le médium image animée couplé au son. N'est-ce pas une pro-
blématique des artistes contemporains utilisant les nouveaux médias,
dans le but de ne pas se laisser phagocyter soit par un domaine, la pho-
tographie, soit par un autre domaine, le cinéma ?



A-S E : J'y vois vraiment un phénoméne de traduction, dans la facon
d'identifier les sources et de les introduire dans mon travail.

Quand je suis a la base d'un projet, j'ai tendance & me nourrir de choses
tres différentes, tres variées : un film, un livre, un environnement. Dans
le cadre de cette exposition, au MARQ), I'environnement urbain est trés
important.

Dans un premier temps, j'essaie de créer une famille de référents, qui

. va étre le résultat d'une rencontre, méme hasardeuse. C'est une attitude

flagrante dans mon rapport a la littérature. Tous mes travaux, depuis
quelques années, font toujours référence a des ceuvres littéraires car,
dans cette idée de la traduction, je vois en matiére littéraire beaucoup
de procédés a adapter aux arts plastiques. Je pense a William Faulkner
par exemple. La découverte de son ceuvre a vraiment révélé ce rap-
port singulier a la littérature ; il y a, @ un moment donné, une matiére
qui se construit et se révele bien au-dela de ce qui la constitue au
départ (les mots en l'occurrence). Cela produit un tel travail intellec-
tuel, que de pouvoir I'appliquer a un autre matériau devient un enjeu
qui me parait trés intéressant. Je pense au roman « Le bruit et la fureur »
ou au roman « Sanctuary » [qui a influencé la série photographique
« Sanctuaire » que jai entamée pendant ma résidence dartiste a
Montréal]. Ce sont des romans qui sont extrémement structurés, qui ne
répondent pas a une narration linéaire ; ils font appel a un fonctionne-
ment trés original de pensée, ol le lecteur doit s'adapter et doit inventer
un nouveau mode de lecture. Et c'est cela.qui m'intéresse, c'est de pou-
Vvoir proposer une ceuvre qui va obliger chacun a s'inventer un mode
de lecture. Comment chacun va-t-il I'interpréter et quelles seront ses
références pour pouvoir la comprendre ! Tout ce champ de références,

j'ai tendance a le no"nmer. a le citer, notamment dans la vidéo jem-
prunte énormément d'images au cinéma, que je découpe, que?gxtrais.
que je retravaille.Pour moi, c'est une matiére vivante, qu'on peut com-
plétement sortir de son contexte pour la ré-injecter dans un autre,

NR : Est-ce qu'on pourrait dire que vous étes un D). d'images ?
vy

A-S E : Presque, mais ce n'est pas pour produire un effet. Bien sar, c'est
< pour réinventer une autre musique mais c'est surtout pour créer une

nouvelle partition. Il est question de déplacement du sens, je pense au
travail de Candice Breitzfqui utilise le cinéma pour transférer son
contenu dans un nouveau mode de lecture et ainsi en proposer une
nouvelle interprétation. Dans la construction et la réalisation de mes
vidéos, le rapport a la littérature est tout aussi puissant.

NR : Vos vidéos sont comme des ceuvres poétiques, dans lesquelles le
spectateur est obligé de s'immerger pour avoir une approche a la fois
sensible et culturelle...

A-S E : C'est vrai que c'est tout un enjeu, proposer a chaque fois ce rap-
port d'appropriation. Pour arriver  cela il faut faire des propositions qui
laissent un champ d'entrée pour le spectateur. J'ai cette volonté de laisser
des « blancs », des sortes de plages qui laissent libre cours a l'interpré-
tation pour que chacun puisse y inscrire aussi son histoire personnelle.
Je veux vraiment m'éloigner de la narration, dans mon travail je ne
raconte pas d'histoire(s).



On est dans un rapport similaire au sens de I'ceuvre avec la poésie.
Pour en revenir & ce champ de références important pour moi, la poéte
Sylvia Plath tient une place essentielle. L'ensemble de son ceuvre, je I'ap-
parente a ce travail vidéo que je réalise quant a la mémoire, la frag-
mentation de la réalité.

NR : Cest un fil invisible et ténu, celui du passage de la mémoire a
quelque chose qui devient davantage de I'ordre de la poésie pure, et
qui peut étre -ou pas- rattaché a la mémoire.

Par exemple dans votre série « Sanctuaires », on peut connaitre les
lieux photographiés -ou pas-, I'avoir -ou pas- en référence culturelle, et
entrer dans |'ceuvre, méme sans connaitre ou re-connaitre.Vous avez la
mémoire, vous avez la mémoire de 'instant ol vous avez capturé l'image.
D'autres images vous sont revenues en mémoire pour ensuite construire
une ceuvre. Ces références, le spectateur peut les avoir partiellement
ou ne pas les avoir du tout. Et cependant, votre ceuvre peut étre appré-
ciée a divers niveaux de lecture, par chacun, méme si le spectateur n'a
aucune des références qui pour vous constituaient des références
mémorielles importantes.

A-S E : Tout simplement parce que je dénature les images, que ce soit
en photo ou en vidéo. Dans la série « Sanctuaire », les images de la
nature elle-méme sont dé-naturées. Je parle parfois de nature-fantéme.
Dans mes photographies, jai tendance a supprimer toute présence
humaine, a mettre en avant cette impression d'espaces scéniques
désertés. La question posée : ces environnements ont-ils été retravaillés

numériquement ou étaient-ils tels quels dans la réalité. aime beaucoup
cette ambiguité. C'est la méme question qu'on se pose quand on va au
cinéma et qu'on reconnait limage d'un lieu. La réalité du lieu d'origine
est pourtant tout autre, on se rend compte qu'il a été modifié pour les
besoins de lintrigue, de I'atmospheére, etc. C'est dans le méme souci
que les images de « Sanctuaire » sont créées. Leur origine n'a presque
plus d'importance. Cela a eu de I'mportance pour moi au moment ou
je faisais les prises de vues parce que leur contexte avait généré
quelque chose, ensuite je considere que ce sont des fragments qui ont
été extraits d'un tout qui est vraiment plus complexe. J'entends par la
que si je dé-nature des images, C'est pour pouvoir leur donner une nou-
velle vie, c'est comme les transformer potentiellement en mot(s), inventer
a partir d'eux un vocabulaire et les agencer d'une fagon différente qu'ils
ne le sont dans la réalité. C'est un peu comme si on s'amusait a isoler
chaque mot d'un texte pour sentir a quel point les mots séparés les uns
des autres sont repliés sur eux-mémes, ont besoin de se rassembler

pour produire du sens.

NR : Si je comprends bien, la mémoire est un matériau de départ mais
que vous utilisez, vous modelez en images, pour en faire quelque chose
dautre ? #

A-S E : Ce qui m'intéresse c'est le mécanisme de la mémoire. On n'est
pas dans le domaine conventionnel de la nostalgie. La mémoire est I3,
parce que sans mémoire il n'y a pas de pensée.
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Sanctuaire — 2004 — photographie numérique, cibachrome sur papier ilfochrome contrecollé sur aluminium, sous plexiglas — 100 x 130 cm — collection Henri Chibret
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Sans titre (série Sanctuaire) — 2005 — photographies numériques, cibachrome sur papier ilfochrome contrecollé sur aluminium, sous plexiglas — 3 x (80 x 106 cm)
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Sans titre (série Sanctuaire) — 2005 — photographies numériques, cibachrome sur papier ilfochrome contrecollé sur aluminium, sous plexiglas — 4 x (100 x 75 cm)
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Biodéme (série Sanctuaire)






Page précédente : Sans titre (série Sanctuaire) — 2005 — photographie numérique, cibachrome sur papier ilfochrome contrecollé sur aluminium, sous plexiglas — 140 x 105 cm
Sans titre (série Sanctuaire) — 2005 — photographie numérique, cibachrome sur papier ilfochrome contrecollé sur aluminium, sous plexiglas — 80 x 130 cm
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A-S E : Tout a fait, une notion d'autant plus intéressante, qu'elle évoque
immédiatement |'univers cinématographique.

NR : Ensuite, une série photographique qui s'intitule « Sanctuaire ».

A-S E : Je présenterai 5 ou 6 ensembles photographiques appartenant
a « Sanctuaire », pour la plupart des polyptyques. Lorsque jai com-
mencé a travailler sur cette série, je me trouvais en résidence a
Montréal. Mon projet de résidence reposait sur l'observation des
contrastes de cette ville : contrastes géographiques, culturels, clima-
tiques, tous ces aspects que l'on peut trouver dans une ville comme
Montréal. |'observais, je glanais, je partais avec mon appareil photo et je
faisais beaucoup d'images, le plus souvent des espaces vides, quil
retoucher par la suite pour &ter toute présence humaine. |'essaya
définir ces espaces comme des décors de films, accentuant [
d'un aspect quasi-artificiel dans un environnement natu
les contrastes entre la nature et I'espace urbain, ce g

rapport a cette exposition au musée. -
Le roman « Sanctuary » de William Faulkner m'a s
résidence, j'ai associé complétement ce roman a la fagen dont’
hendais I'espace en général... d'ou le titre de ma série.. ‘r

Lintérét de ce travail photographique est aussi de - *‘
étroit avec ma démarche de vidéaste. C'est pou'c:etbe :
propose des polyptyques, pour revendiquer lidée de la
I'ellipse, de I'adaptation d'un vocabulaire de I'image en mou
des images fixes (des termes cinématographiques : chamg

‘\'»

e pendan

edles

champ, raccord, zoom, cadrage, sous-titrage etc. peuvent ainsi s'appli-
quer a mes photographies)

On constate souvent dans les images de cette série la présence d'un
élément qui empéche la vision de se prolonger au-dela d'une certaine
limite ou qup - contrarier la lisibilité de I'image. Cette notion

ours visuel et mental qui contraint subrep-
er les images qu'il regarde dans le temps.

e salle qui est elle-méme une sorte de
IIe et va répondre a la boite « cabane »
; . baigné de lumiére naturelle, donc
, et des lieux révés de

rte sur ce qui m'entoure n'est
on peut les associer compléte-
que celui dans lequel elles ont été

cuf ’ prace de la chapelle des Ursulines s'inti-
X ». Cette installation que javais déja
musée Bargoin a 'occasion du festival Vidéoformes,

déo que jiai revendiqué de maniére forte. Il me
montrer dans le contexte de cette exposition

o]

ancrage dans mon parcours. Je souhaite ainsi
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NR : Parlez-nous du projet auquel vous avez pensé pour cette exposition
au musée de Clermont-Ferrand ? Vous avez construit la scénographie
en fonction du lieu muséographique, son espace particulier mais aussi
son environnement urbain, n'est-ce-pas ?

A-S E : Ma volonté était de présenter des piéces qui avaient été réali-
sées antérieurement, mais également d'intervenir dans le musée en
fonction de son espace architectural et de son environnement ain.
Actuellement, ce qui est assez marquant @ Clermont-Ferrand; c'est la
transformation de la ville, notamment par la création d'une ligne de

qu'elle apparait en ce moment en ville. Daris mon esprit, cette « cabane
de chantier» revisitée doit prendre une valeur sculpturale. La vidéo, se
trouvant a l'intérieur de la structure, sera visible grace a deux accés, un
acces par lequel on aura un recul suffisant pour voir dans son intégrali-
té la projection et un second qui offrira un recul minimum, ne permet-
tant au spectateur que d'en saisir des bribes. Mon objectif est d'offrir
concrétement deux points de vues trés différents sur ce travail vidéo
qui fonctionnera sur la fragmentation et la rencontre d'images diverses :
images' de cinéma, notamment du film d'Elia Kazan « Un tramway

. i il : Xy
tramway et les aménagements urbains qui sont réalisés autour de cejar’ MOMME désir » (un clin d'geil sur ce qui se passe actuellement a l'exté-

Le secteur du muséevest directement concemné, car il subit Une réelle
transformation. La perception de I'environnement urbain’ dans mon
travail a toujours été présente, dans une volonté de proposer d'une
maniére assez poétique des éléments caractéristiques du fonctionne-
ment d'une cité (tout ce qui touche aux déplacements, & I'aménage-
ment, etc.) :

En fait, je trouvais que l'architecture du MARQ était intéressante par la
préservation dun site qui a été transformé en béatiment modeme. Le
musée a conservé des traces de l'ancienne batisse et notamment dans
ce qu'on appelle I'atrium, qui était une cour, et qui pour moi symbolise
bien cet espace de jonction entre et lintérieur. L'extérieur
est I'environnement urbain, duquel je m'inspirer et, l'intérieur,
I'espace muséal dans lequel vous m'avez d'exposer. L'atrium va
devenir cet espace dans lequel je vais signifier cette rencontre, par une
installation vidéo. Formellement, j'envisage donc de réaliser un module
qui s'inspire des volumes et de la fonction de la cabane de chantier telle
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rieur du musée), im de matiéres en fusion, de machines monu-
mentales (prises de vues réalisées dans l'aciérie Aubert & Duval, Les
Ancizes). De la méme facon dont jenvisage la citation en « empruntant »
des séquences de fims que je recadre, retravaille, etc., je prévois le
méme type d'emprlifit dans I'espace visuel du musée. Pour moi, il s'agit
de traduire cet environnement muséal, de me I'approprier pour mieux
le iner a d'autres environnements. Cette démarche me semble
ement un moyen efficace pour créer un lien étroit entre
fiction et réalité.

Cette installation fonctionnera véritablement sur une mise en perspec-
tive de différents espaces, concrets ou simulés. On en revient a ce tra-
vail sur la mémorisation des expériences de chacun qu'il est si difficile
de traduire.

NR : On peut parler d'un effet de flash-back ?



réfléchir sur l'impact qu'elle a eu sur ma démarche et ce qu'elle repré-
sente encore aujourd'hui.

Dans la salle adjacente, il y aura une autre installation, qui s'intitule « La
roseraie ». |l s'agit d'un espace congu avec larchitecte Rémi Laporte,
une cabane disloquée dont les quatre pans de murs sont dissociés.
Lorsqu'on circule autour, on rencontre des fentes qui permettent de
porter un premier regard sur la projection vidéo qui s'y déroule. Cette
structure est entierement recouverte d'un matériau, une laine acous-
tique phonique, qui permet de créer un espace étouffé lorsqu'on se
trouve a l'intérieur. Une fois entré, le rapport du visiteur a 'image vidéo
est plutét intime, avec une projection de taille modeste. Pour ce travail,
jai recu une bourse de Clermont-Communauté qui m'a permis de
retourner au Canada pour y rencontrer Chantal Neveu, écrivain mont-
réalaise. Je me suis inspirée de la structure d'un de ses textes pour
réaliser le montage de ma vidéo. Lorsque jai montré cette piéce la
premiére fois, j'ai associé ce texte a l'image. Pour le musée, la vidéo va
illée sans le texte. J'aime bien cette idée qu'un travail ne soit
omplétement finalisé, qu'on peut le remodeler; le moduler, en
ion du lieu et du moment ou on le présente. Jamais rien n'est
tique !

Le choix du titre « La roseraie » repose sur l'idée de ce qui caractérise
les roseraies dans les jardins publics, un lieu aménagé d'une fagon diffé-
rente, ol I'on se donne rendervous. ou l'on trouve une certaine méti-
culosité dans l'idée de la rose, entretenue, présente et cultivée. ..

NR : Et qui donne aussi, quelque part, une fonction architecturale au
rosier ?
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La rose n'est plus simplement la fleur en arbuste, mais devient autre
chose...

A-S E : Oui, comme dans mes photos ou ce qui est montré n'est plus
vraiment un espace naturel mais s'identifie plutét a un espace de repré-
sentation mentale.

Entretien de Nathalie ROUX et Anne-Sophie EMARD
mars-avril 2006
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Une douce certitude

Il y a maintenant plusieurs années que je suis avec attention le travail d'’Anne-Sophie Emard. Dés 2001, avec « En transit », a la Maison des Arts
de Créteil, ce qui m'avait tout d'abord surpris, c'était la cohérence de sa proposition, cohérence d'autant plus surprenante qu'elle était composée
par une multitude de propositions formellement différentes. Photographies, vidéos, dessins, textes, sons, l'artiste utilisait déja plusieurs supports,
dans la mesure ou ceux-ci pouvaient servir a préciser au mieux son propos.

Cette pertinence du support, cette précision du propos, c'est ce que |'on retrouve depuis dans toutes les piéces d'’Anne-Sophie Emard, le pro-
pos saffirmant comme une quéte inlassable vers un « en-soi » qui ne cesse d'interroger le « hors-de-soi ». Je m'explique, et pour m'expliquer,
j'ai choisi de me limiter aux seules installations vidéo, dont la richesse de sens suffit amplement a étayer mon propos.

Ce que me semble chercher;, avec une obstination légere, une certitude douce, Anne-Sophie Emard, c'est @ mettre a jour le fonctionnement de
la pensée et, ce faisant, la compréhension du monde. Dans les propositions d’Anne-Sophie Emard, et elle le dit elle-méme, « on regarde autre
chose que ce que l'on voit », et si |'artiste met souvent en rapport deux images, ce n'est pas pour que I'on « voit » ces deux images, mais pour
que l'on en voit une autre, pas une troisiéme, une autre, une image-construction, une image-pensée.

Ceci est sans doute particuliérement évident dans l'installation vidéo « Ce qui peut étre enclavé », que l'artiste montre a nouveau au musée d'art
Roger-Quilliot. L, un écran de 2 m x 5 m nous propose deux images, deux types d'images. A droite, un manége de féte foraine, au ralenti, dont
la caméra suit une nacelle, et a gauche, sur 'autre écran, un montage de films noir et blanc, recadrés, pixellisés, travaillant le détail plus que le plan
large. Projeté en boucle, ce diptyque est accompagné par une bande son qui reprend le principe du montage de film avec un montage-mixage
sonore de bandes son de films.

Qu'est-ce-qui se joue la ? D'abord un choix pour le regardeur. Quelle image ? Abandonnant I'image documentaire de la féte foraine, cherchant
des indices dans l'image fictionnelle, notre esprit tourne comme le manege, construisant des récits. Tout devient plus complexe que cette appa-
rente simplicité duelle. Des images viennent s'incruster dans l'image, et |'artiste travaille ces inclusions comme une marqueterie d'éclats de mémoire,
éclats que nous tentons de rassembler pour constituer un nouveau récit, celui que chaque spectateur peut inventer, une fois enclavé dans cette
installation. C'est donc bien a un travail de montage mental que nous invite Anne-Sophie Emard, travail qui se retrouve dans « Nindawayma »,
installation vidéo réalisée a la suite de « Ce qui peut étre enclavé ».

Ici, un seul écran, mais un écran qui nous propose souvent plusieurs images, par le biais d'incrustation ou par des effets de stratification des images.
Encore une fois, I'art subtil de I'artiste consiste a assembler; littéralement mettre ensemble, des images qui n‘ont a priori « rien a voir ». Images
de I'« en-soi », images de |'« hors-de-soi ». Images de I'eau, comme la pensée s'écoule, images de la glace dans I'eau, comme la pensée qui se fige
(arrét sur image), image de la forét, autre lieu métaphorique de la pensée qui vagabonde, image de la main qui intervient sur la page du livre,

La roseraie — 2005 — installation vidéo (détail) — 4'55 en boucle — projection 100 x 190 cm
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comme une pensée que I'on cherche a effacer, image de la main qui intervient sur le flanc du bateau, image surnaturelle, presque divine, comme
I'artiste en temps que créatrice assumée du monde qu'elle propose a notre regard.

Avec « La roseraie », qu'Anne-Sophie Emard propose dans une version retravaillée au Musée d'Art Roger-Quilliot, I'artiste pousse encore plus
loin sa démarche. Pourtant, lorsque j'avais découvert cette installation, j'avais été assez embarrassé par la présence tres importante de texte. Il ne
s'agit pas ici de remettre en question l'intérét purement littéraire de ce texte — ceuvre de Chantal Neveu —, mais bien plutét d'interroger sa per-
tinence, une fois enclavé dans I'univers visuel et sonore d'Anne-Sophie Emard. Cette abondance de texte me semblait diminuer la force évoca-
trice des images proposées par la plasticienne. Notre compréhension des images était ici comme dirigée par ces mots. Or, dans ce travail, Anne-
Sophie Emard va encore plus loin que dans les ceuvres précédemment citées. Ici, la tentation de I'abstraction n'est jamais loin, comme si la matiére
méme de l'image pouvait servir a devenir image mentale. Dans une sorte de relecture post-surréaliste, I'artiste n'hésite plus a convoquer des
images totems (I'ceil, I'arbre, la surface de I'eau, la main, la porte, la bouche,...) pour provoquer en nous un nouveau récit qui pourrait étre celui
de la Genese, d'une geneése. Et voici que j'apprends, préparant ce texte, qu'Anne-Sophie Emard veut montrer cette vidéo sans le texte de Chantal
Neveu. Elle confirme ainsi que son travail visuel et sonore n'a pas besoin de mots, n'a pas besoin d'explicite, et que I'explicite tend au contraire
a le corrompre.

Cette avancée visuelle que j'évoque pour « La roseraie » s'accompagne également d'une avancée sonore. J'ai dailleurs trop peu ici évoqué le travail
qu'effectue I'artiste sur le son, travail auquel je suis pourtant évidemment trés sensible. Aux collages sonores des ceuvres précédentes succeéde ici
une bande son flirtant elle aussi avec I'abstraction, comme une scansion qui viendrait nous rappeler que tout n'est qu'une question de temps. Le
voyage « en soi » est un voyage qui dure tout le temps que la vie dure. Ce voyage, biens sr; se nourrit par tout ce que chacun de nous ren-
contre « hors de soi ». Il s'en nourrit et s'en trouve compliqué. Il nous faut faire la part de ce qui est signe et de ce qui est sens, de ce qui nous
éloigne de « I'en soi » et de qui nous permet de nous en rapprocher. Ce sont ces signes, c'est cette recherche du sens que I'ceuvre d’Anne-
Sophie Emard me semble travailler; et c'est pourquoi ce travail nous est précieux.

Je parlais de genése a propos de « La roseraie ». Celle de lartiste, elle, est tout a fait achevée. Anne-Sophie Emard s'est inscrite dans notre paysage
mental, rejoignant ainsi celles et ceux qui, avant elle, avec elle, nous permettent de ressentir le monde autrement, pour le vivre autrement.

Arnaud Laporte,
producteur a France Culture
juin 2006

La roseraie — 2005 — installation vidéo (détail) — 4’55 en boucle — projection 100 x 190 cm
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La roseraie — 2005 — installation vidéo — structure bois et laine de verre [conception Rémi Laporte] — 280 x 300 x 450 cm
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Nindawayma — projection vidéo — 5'30 en boucle — dimensions variables
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