
INFORMATIONS PRATIQUES 

T. 02.38.85.28.50 

contact-tanneries@amilly45.fr 

Ouvert du mercredi au dimanche  

de 14h30 à 18h — Entrée libre 

Les Tanneries  

Centre d’art contemporain  

234 rue des Ponts — 45200 Amilly

Adresse postale:  

Mairie d’Amilly,  

B.P. 909 

45200 Amilly Cedex

ACCÈS

• Par le train 

Ligne nationale Paris - Nevers  

au départ de la Gare de Paris Bercy. 

Ligne régionale Paris - Montargis  

au départ de la Gare de Lyon  

(arrêt gare de Montargis).

• Par la route 

Depuis Paris, A6 direction Lyon,  

puis A77. Montargis, sortie D943  

Amilly Centre.
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LES TANNERIES 234 RUE DES PONTS 
45200 AMILLY

LESTANNERIES.FR

EXPOSITIONS  
DU 6 OCTOBRE  
AU 6 JANVIER 
2019 

SCRIPT, SCRAPS AND TRACKS 
 
ARTISTES

JANOS BER 
ANNE-VALÉRIE GASC 
DIEGO MOVILLA 

COMMISSAIRES INVITÉS 

JÉRÔME DIACRE /GROUPE LAURA 
EMMANUELLE CHIAPPONE-PIRIOU
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S’ÉFFACER  
EN PLEINE LUMIÈRE 

Directeur de la revue Laura avec 

l’artiste Sammy Engramer, professeur de 

philosophie et commissaire d’exposition, 

Jérôme Diacre évoque la mise en place de 

l’exposition Lieux de passage réalisée 

pour les Tanneries et pensée avec 

l’artiste Diego Movilla.

Ce n’est pas pour me plaindre, mais être 

Commissaire d’exposition comporte 

quelques avantages et quelques 

inconvénients. L’image de l’assistante de 

numéro de cirque ou de cabaret paraît la 

plus fidèle. Elle attire tous les 

regards. Court-vêtue, paillettes et 

frou-frou, elle offre par sa fragilité un 

contrepoint important : elle rassure les 

publics. Et la voici attachée à une roue 

recevant des poignards sous ses bras, 

entre ses jambes, au-dessus de sa tête 

avec un sourire qui témoigne d’une 

confiance absolue. Maintenant elle est 

coupée en deux, séparée dans deux boîtes 

miroitantes, les pieds à droite, la tête 

à gauche... avec le sourire d’une candeur 

bienheureuse. La voilà enfin enfermée 

dans une boîte métallique et plongée dans 

une eau froide sous les regards de tous. 

Elle reparaît enfin, les cheveux encore 

humides et levant les bras en signe de 

victoire ; on l’innonde de lumières 

chaleureuses et d’applaudissements 

nourris. Pour résumer : elle charme,  

elle guide, elle rassure... elle s’efface 

en pleine lumière. 

 

La mise en forme de l’exposition avec  

Diego Movilla est un travail patient  

et passionnant : « Quelles œuvres ? 

Qu’allons-nous raconter ? Quelle pratique 

artistique désires-tu mettre en avant ? » 

Notre point de départ a été une réflexion 

menée déjà depuis quelques années :  

les œuvres de Gordon Matta-Clark ;  

sa façon de « couper », tracer, et faire 

d’objets fonctionnels – notamment 

l’architecture – de véritables 

sculptures. La généalogie de l’artiste 

américain plaît à Diego Movilla :  

son père était un peintre surréaliste 

chilien, Roberto Matta. Un fils de 

peintre peut devenir un artiste activiste 

/ performer. L’œuvre Window Blow-Out 

(1976) a été notre angle d’attaque.  

Le geste du sculpteur, invité pour une 

exposition thématique sur l’architecture, 

a consisté à briser toutes les vitres de 

l’Institut d’Architecture et d’Urbanisme 

de New York. Les carreaux cassés 

formaient alors des ouvertures et des 

découpes de formes nouvelles. Du point de 

vue sociologique et politique, ce type  

de dégradation est pris très au sérieux.  

Il faut réparer le plus vite possible  

car la contagion est immédiate et c’est 

tout une rue, un quartier qui va se 

dégrader en quelques semaines si rien 

n’est fait. Diego Movilla, quarante ans 

plus tard, reprend les codes, les signes 

et propose de « casser » la Verrière  

des Tanneries par un geste plus pictural 

qu’activiste. Cette idée est née lors 

d’une conversation. Sa pertinence fut 

alors confirmée par le Directeur du 

Centre d’art. Nous pouvions construire 

autour de cette idée des variations,  

des déclinaisons... Si l’on découpe les 

vitres d’une verrière, c’est une forme  

de dessins qui apparaît, qui émerge, sur 

fond de paysage. C’est alors un paysage 

que l’on redessine aussi. Sculpture, 

dessin et peinture réunies dans un seul 

geste... Il fallait travailler ce regard 

que l’on proposait aux publics.  

C’est ce que nous avons fait.

Mais le travail du Commissaire, avec 

l’artiste, est de proposer un parcours. 

Il est légitime de contester celui-ci.  

Il est directif, préconçu et menace la 

libre circulation du visiteur.  

Mais c’est une proposition indispensable.  

C’est l’autre émergence qui voit le jour : 

quel parcours ? Quels enchaînements 

d’œuvres proposer ? Alors on déploie  

des espaces ; des espaces imaginaires  

que le visiteur retrouvera... ou pas, 

auxquels il adhérera ou non. 

Et puis il fera son propre parcours.  

Il reconstruira ces espaces, ces œuvres, 

dans une vision personnelle, autonome, 

libre et singulière. Le Commissaire et 

l’artiste peuvent chercher à guider... 

l’exposition trouvera son émergence dans 

la pensée et la sensibilité de chacun ;  

à travers les paroles échangées aussi, 

entre compagnons de visite. 

Dans le film de Steven Spielberg Jurassic 

Park, sorti en salle en 1993, la scène 

initiale présente une caisse de 

transport. Elle est soulevée, déplacée 

par des machines et des hommes.  

À l’intérieur, un dinosaure s’agite.  

La caisse se secoue, tremble, s’anime. 

Les hommes sont effrayés. À l’ouverture, 

l’un d’entre eux est presque emporté, 

avalé par la caisse / animal. Lorsqu’il 

s’agit d’œuvres d’art, c’est un peu 

similaire. La caisse de transport est 

déplacée puis posée au sol. Tout le monde 

retient son souffle. Le Commissaire, avec 

l’artiste, le Directeur du Centre d’art 

et le régisseur se regardent puis 

entreprennent d’ouvrir. Ce qui va sortir 

est vivant.  

Il faut placer délicatement l’œuvre dans 

un espace provisoire ; puis la 

regarder... calmement. Ensuite, avec les 

autres œuvres, un dialogue émerge. Même 

si les dialogues et les confrontations 

des œuvres entre elles ont été pensés en 

amont, il faut les observer précisément, 

elles ont des choses à dire. La mise en 

place du parcours peut alors commencer.

Œuvrer avec l’émotion, guider les pas, 

animer et rassurer, tels sont bien les 

grands axes de cette activité au service 

des publics et des artistes.  

Comme l’assistante du lanceur de couteaux 

ou du prestidigitateur, il faut faire 

émerger dans l’imaginaire du visiteur un 

ensemble d’émotions et de pensées qui se 

combinent pour accomplir ce que l’on 

nomme – l’expérience de l’œuvre –. 

Jérôme Diacre

EN VA-T-IL DE  
L’ÉMERGENCE COMME  
DE L’ÉTONNEMENT...? 
Directeur du centre d’art, Éric Degoutte 

est aussi le commissaire de l’exposition 

Traverser, de Janos Ber. 

 

Il ne fait aucun doute que Janos Ber se 

reconnait mieux dans l’étonnement, car  

ce dernier est porteur d’une dimension 

sensible et pour cela, chargée 

d’humanités.  

L’approche de ce qui serait ou ferait 

« émergence », est, elle, une idée plus 

complexe. Elle est sujette au pluriel, 

ouvrant à une plausible dissémination des 

formants des choses...  

Et ce sont là des choses qui ne sont pas 

en proximité avec la pensée sensible de 

Janos Ber. 

Son corps, son œil, sont habitués à ce 

qui fait œuvre : que ce soit dans 

l’unicité de chacune des réalisations 

s’entamant, autant que dans cet état de 

permanence, de continuité d’attention 

- de vigilance ? - qui marque un parcours 

de vie consacré à accompagner son geste. 

Aussi pourrait-il être tentant d’évacuer 

l’idée d’émergence comme un possible  

état de perception ou de lecture du 

travail développé depuis presque 60 ans 

par l’artiste.  

Sans aucun étonnement. 

Mais... 

Dans un échange récent avec François Barré, 

préparant les écrits de l’édition 

réalisée pour l’exposition dans la Grande 

halle, ce dernier m’écrivit que  

« la sagesse du peintre n’est pas rien 

parce qu’elle fait la nique à la 

sagesse... » et que « c’est pour cela 

qu’il faut la choyer ». 

Alors le corps, l’œil, le déploiement du 

geste évoqués peu avant nous apparaît 

bien plus malicieux. La parole du peintre 

vient rapidement confirmer les choses : 

l’étonnement, pour Janos Ber, est un état 

d’être au moment du geste à accomplir.  

Il est ce sentiment déclencheur par 

lequel s’organise, se déploie la mise en 

œuvre des aplats, des couleurs, des 

tracés. Il est espoir. Il est promesse. 

Il est rendez-vous. Celui de voir encore 

une fois, une fois de plus, une nouvelle 

fois, se faire la peinture. S’il est 

déclencheur, l’étonnement n’est pourtant 

pas chez lui un préalable obligé, mais 

plutôt une mise en tension dans 

l’aboutissement du geste. D’ailleurs il 

conviendrait de parler d’accomplissement, 

pour être plus proche de ce temps 

mémoriel et sensible du geste s’opérant, 

s’étirant sur la toile.  

Et de renvoyer à sa médialité. 

L’étonnement est donc ici une forme de 

conduite – une attitude... une 

allure... ? -  par lequel le parcours du 

pinceau se fait vivant car sensible, mené 

dans l’expérience même, immédiate, de sa 

manifestation. L’étonnement mène le 

peintre au terme des formants des choses, 

sur la surface encore libre, déjà 

traversée, de la toile, du papier.  

Du blanc.  

L’étonnement met l’artiste en situation de 

se voir à l’œuvre. Entre recul et recueil. 

Il apparaît comme un « point aveugle », 

là où se construit un autre visible 

déployé pour déborder le réel (ici le 

tracé, les résistances vécues entre 

l’outil, la matière, le support, 

l’énergie du bras) mais pour mieux le 

cerner dans son devenir même : dans ce 

temps où il n’est pas encore, mais où il 

peut... émerger et permettre cette forme 

de continuité du regard que l’artiste 

porte en lui, dans chaque palier, dans 

chaque étape comme dans l’ensemble du 

chemin parcouru. 

Un regard pour cela habité, incarné  

et sensible, vivant l’art comme 

l’expérience d’une apparition, d’une 

détermination performative qui vient 

modifier les conditions même d’un visible 

par son émergence.  

Il y a un lien singulier de l’étonnement 

à l’émergence chez Janos Ber, parce qu’il 

y a chez lui une pensée, un état d’être 

qui renvoie à cet « archè » immémoriel 

autant que contemporain, qui ouvre à la 

fois, dans le même temps, dans la même 

expérience sensible, à tout ce d’où 

quelque chose procède autant que le 

chemin par lequel elle s’opère. Comme un 

espace du parcours qui serait perçu aussi 

comme temps parcouru et forme de vie. 

L’étonnement est un regard neuf. 

L’émergence est une forme de conscience 

manifestée. L’un et l’autre n’enferment 

rien mais donnent accès, non pas à la 

reconnaissance pourvoyeuse de chemins 

déjà établis, mais à une connaissance 

sensible. 

L’expérience de l’œuvre lie l’étonnement 

à l’émergence, comme elle lie le peintre, 

l’artiste et le regardeur. Qu’elle se 

fasse avec émotion, plaisir, crainte, 

dans une « inquiétante étrangeté », par 

un « sens tremblé », ici, avec Janos Ber 

et selon ses mots, elle se manifeste à 

travers une « peinture voyageuse » qui, 

par le travail du trait « réveille 

l’étendue », dans l’expérience de la 

« vastitude ». 

Cette expérience sensible est forme de 

vie, et au-delà de la commotion que 

partage l’étonnement convoquant l’émotion 

éprouvée, peut-être faut-il considérer 

aussi, dans un jeu de langage et de 

langue aussi, qu’émerge une co-motion, 

une forme autre, duelle, plurielle 

nourrie de proposition et de mouvement, 

qui ne saurait se laisser réduire à ses 

constituants, à ses formants. 

  

Script, scraps and tracks... 

Éric Degoutte 

 

‟ VIVE L’ART DE  
BÂTIR ! / CONSTRUIRE 
C’EST MOURIR ”

 
Emmanuelle Chiappone-Piriou est 

architecte D.E. et historienne de 

formation. Elle est commissaire de 

l’exposition d’Anne-Valérie Gasc,  

Monuments, Les Larmes du Prince 

  

La présence d’Anne-Valérie Gasc aux 

Tanneries tend toute entière vers un 

moment précis : celui de la présentation, 

au printemps 2019, d’une pièce à grande 

échelle conçue et fabriquée numériquement 

pour la Grande halle. L’exposition 

Monuments, cet automne, pourrait alors 

être abordée comme un antécédent, ou 

plutôt comme une somme de ceux-ci :  

les dizaines d’œuvres qui la constituent 

seraient comme les maquettes d’une œuvre 

à venir, établissant un vaste champ des 

possibles dont l’un seulement trouverait 

une actualisation. En se saisissant 

d’outils numériques pour le projet des 

Larmes du Prince, l’artiste aurait ainsi 

affirmé une maîtrise extrêmement fine des 

paramètres matériels, temporels et 

spatiaux, impliquant une linéarité entre 

les phases et à travers les échelles :  

du modèle numérique à l’objet physique,  

le transfert aurait pu être idéalement 

total et instaurer une linéarité parfaite 

entre les éléments produits, une 

progression temporelle.  

Et l’œuvre de s’inscrire alors dans un 

rapport productif au monde, que des 

entrelacs et circonvolutions multiples 

peineraient à masquer... Et l’enjeu 

poétique, par la même occasion,  

de s’effacer. Ce qui émerge, chez Gasc, 

c’est qu’il n’émerge rien et c’est bien 

cela qui importe. C’est que l’émergence, 

au sens physique et biologique du terme 

– qui décrit la complexité et de 

l’organisation croissante des systèmes –, 

est ici biaisée. Elle n’opère pas. Elle 

est enrayée, sans doute, comme retenue 

par ce qui constitue le fondement même du 

projet : cette position impossible à 

tenir, aporie architecturale qu’est la 

double affirmation : « Vive l’art de 

bâtir ! / Construire c’est mourir ». Les 

modèles numériques à l’origine des œuvres 

de Gasc sont simples : ils ne simulent 

pas des phénomènes complexes, n’offrent 

pas d’autre virtuosité que la répétition 

sur eux-mêmes de tracés continus...  

au point de devenir inconstructibles.  

Ce que Gasc perd en effectivité 

structurelle, elle le gagne cependant  

en sens. Non que ses œuvres en soient plus 

lisibles, au contraire. C’est bien parce 

qu’ils restent inopérants, idiots, 

entêtés, que ses modèles disent quelque 

chose, plutôt que rien. C’est bien parce 

qu’ils se fissurent, ou qu’ils oscillent 

dangereusement, que ses artefacts 

s’affirment comme des promesses 

ambiguës : promesse de l’installation  

à venir comme de la possibilité d’un 

palais et de son effondrement, d’un 

monument et de sa ruine, d’une élévation 

et d’une entropie soudaine. Il en irait 

ainsi de la présence d’Anne-Valérie 

Gasc aux Tanneries : jouer de l’attente 

autant que de la frustration, toujours 

latente. Fissurer et retarder la présence 

de l’œuvre, faire tendre regardeur et 

artiste vers un même horizon, celui de  

la construction autant que de son 

impossibilité, de l’émergence autant  

que de l’épuisement.  

Emmanuelle Chiappone-Piriou 

L E S  T A N N E R I E S S C R I P T ,  S C R A P S  A N D  T R A C K S 
J A N O S  B E R ,  A N N E - V A L É R I E  G A S C 
D I E G O  M O V I L L A

E X P O S I T I O N S  
D U  6  O C T O B R E
A U  6  J A N V I E R  2 0 1 9

P R O P O S  D E S  C O M M I S S A I R E S  D E S  E X P O S I T I O N S ,  
S U R  L A  N O T I O N  D ’ É M E R G E N C E

G R A N D E  H A L L E ,  G A L E R I E  H A U T E 
E T  P E T I T E  G A L E R I E

AUTOUR DES EXPOSITIONS 

EXPOSITIONS 

Janos Ber, Traverser, Grande halle, jusqu’au 16 décembre. 

Anne-Valérie Gasc, Monuments, Les larmes du Prince, Petite galerie, 

jusqu’au 2 décembre. Commissariat d’exposition Emmanuelle Chiappone-Piriou.

Diego Movilla, Lieux de passage, Galerie haute, jusqu’au 6 janvier 2019. 

Commissariat d’exposition Jérôme Diacre - Groupe Laura / revue LAURA. 

À toute heure d’ouverture du centre d’art, les chargé(e)s d’accueil sont à 

la disposition des visiteurs pour les renseigner, les accompagner dans leur 

découverte des œuvres. 

 

FESTIVAL LAURA 

Les 24 et 25 novembre, la revue LAURA et Diego Movilla ont choisi de 

développer un week-end de rencontres autour des pratiques sonores, 

cinématographiques et de performances en lien à la fois avec la thématique 

de SCRIPT SCRAPS AND TRACKS et le travail spécifique de Diego Movilla. 

L’opportunité, pour les visiteurs, de voir ou revoir l’exposition dans le contexte 

d’un dialogue direct entre artistes : Magali Sanheira pour la performance,  

Yvan Petit pour le cinéma documentaire et expérimental, Élise Charbey... 

Ce festival sera l’occasion du lancement du n°25 de la revue LAURA avec  

un portfolio et des textes critiques consacrés à Lieux de passage de  

Diego Movilla. 

CONVERSATION 

Le samedi 15 décembre, rencontre avec Diego Movilla, Jérôme Diacre  

(commissaire de l’expostion) et Éric Degoutte (directeur du centre d’art). 

 

LANCEMENT DU CATALOGUE TRAVERSER, JANOS BER 

Le centre d’art prépare actuellement, en partenariat avec les éditions Bernard 

Chauveau, un catalogue de l’exposition de Janos Ber. À l’automne, une rencontre-

signature aura lieu en présence de l’artiste. 

Textes de François Barré, Janos Ber, Éric Degoutte.

Diego Movilla, Broken, Verrière, 2018

Diego Movilla, photo d’atelier, 2018

Anne-Valérie Gasc, L’original transparent, 2018, Doodle Monuments #2, 2016 

Anne-Valérie Gasc, Surface Tension (inachevés) 2016

Janos Ber, Traverser, 2018, © Patrick H. Müller




