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Édito

Emmanuel Demarcy-Mota,  
directeur général

À l’heure où les frontières se ferment plus vite qu’elles ne 
s’ouvrent, il nous semble important de refuser la division, 
de fabriquer de nouvelles formes de solidarités, de travail-
ler contre l’oubli et contre la peur. Plus que jamais, les 
artistes du monde et leurs œuvres jouent un rôle essentiel : 
construire des ponts là où d’autres érigent des murs, 
ouvrir les imaginaires là où les récits se réduisent à des 
slogans. L’édition 2025 porte ce souffle, celui de l’ouver-
ture et du partage, traversé par la conviction que les arts 
sont un lieu de résistance joyeuse, un espace de réinven-
tion sociale, de mémoire et d’avenir.
	 Ce souffle s’inscrit dans une dynamique partenariale. 
Aujourd’hui près de soixante lieux sont partenaires du 
Festival à Paris et en Île-de-France : théâtres, centres d’art, 
musées, scènes nationales, lieux indépendants, espace 
public. C’est dans cette diversité de géographies que le 
Festival se développe, dans une logique de circulation des 
publics et des œuvres, de décloisonnement et de proxi-
mité. L’accessibilité, la transmission et la pratique artis-
tiques sont les piliers des actions menées, ainsi que nos 
partenaires de l’éducation, de la santé et du champ social. 
Nos initiatives en direction de la jeunesse, des étudiants et 
de l’éducation artistique font aujourd’hui pleinement partie 
de notre engagement. 
	 À Paris, fin mai, des personnes Guarani invitées par le 
centre d’art Casa do Povo de São Paulo, plantent un maïs 
créole selon un rituel indigène. La Casa do Povo – maison 
du peuple brésilienne à la croisée de l’art, de l’éducation 
populaire – est l’invitée de notre Carte Blanche. Ce maïs 
récolté en septembre, nourrira un repas collectif, célébrant 
ainsi mémoire et transmission pour le premier mois du 
Festival. La Maison des Métallos se transformera en un QG 
vivant du Festival pendant trois semaines. C’est la première 
fois que nous investissons un lieu de façon aussi continue, 
pour y faire émerger une « utopie concrète » : une maison 
où s’inventent de nouvelles formes de convivialité, de pré-
sence pour « faire surgir l’imprévu ». Cette initiative s’ins-
crit dans le cadre de la Saison Brésil-France 2025, qui 
traverse le programme avec les créations de Lia Rodrigues, 
Carolina Bianchi, Gabriela Carneiro da Cunha ou encore les 
performances dans l’espace public de Lygia Pape. 
	 Cette édition réunissant 80 propositions fait place à 
des artistes de 30 pays qui déplacent les lignes, croisent 
les disciplines et interrogent les normes.
	 Deux portraits cet automne. Celui de François Chai
gnaud, chorégraphe des métamorphoses, incarne cette 
porosité des formes et des langages. Pour cette constella-
tion, il présente une série de pièces écrites en collabora-
tion, allant du butō au baroque, du beatbox aux com- 
plaintes anciennes, et interroge les frontières de l’identité, 
du corps et de l’écoute. Dans un tout autre registre mais 
avec la même exigence d’exploration, nous vous invitons à 
découvrir le Portrait consacré à l’ensemble JACK Quartet, 
formation emblématique de la musique contemporaine 
new-yorkaise présent pour la première fois au Festival. 
Repoussant les limites du quatuor à cordes, ils multiplient 
les dialogues avec les compositrices et compositeurs d’au-
jourd’hui et construisent, dans chaque concert, une expé-
rience sensorielle et intellectuelle inédite.

La chorégraphe Nacera Belaza est également mise à 
l’honneur avec un Focus dont les trois créations déploient 
sa recherche autour du geste, du sacré et de la percep-
tion. Au Musée du Louvre ou sur une scène, elle interroge 
la place du spectateur, l’écoute pure – et transforme l’invi-
sible en expérience collective. Bouchra Khalili, présentera 
une exposition monographique dont l’œuvre tisse des 
récits invisibilisés, notamment autour du Mouvement des 
travailleurs arabes et ses troupes de théâtre Al Assifa (« La 
Tempête », en arabe) et Al Halaka (« Le Cercle », en réfé-
rence à la tradition du conteur public en Afrique du Nord). 
Cette invitation éclaire une autre histoire de Paris : ville 
d’accueil et de luttes, où les communautés font de l’art un 
levier de visibilité et d’émancipation.
	 En dialogue avec Felwine Sarr et en complicité avec le 
Centre Pompidou, nous initions une École du soir. La créa-
tion d’un espace de transmission libre, tissé de paroles 
plurielles et de pensées vivantes. L’occasion d’interroger 
les conditions du vivre-ensemble à l’échelle planétaire, à 
rebours des discours de haine et de séparation.
	 Nous sommes également heureux de vous présenter 
des créations aux formats ambitieux en danse, théâtre et 
musique comme celles des artistes internationaux et fran-
çais Faye Driscoll, Susanne Kennedy, Sylvain Creuzevault, 
Christoph Marthaler, Carolina Bianchi, Miet Warlop, Tânia 
Carvalho, William Kentridge, ou encore Montag aus Licht 
de Karlheinz Stockhausen. Nous tenons aussi à créer de 
nouveaux espaces pour des artistes rejoignant le pro-
gramme pour la première fois comme Maria Hassabi, Alex 
Paxton, Alberto Cortés, Laurène Marx, Ellen Fullman, 
Cedric Mizero, Wu Tsang et Bára Gísladóttir.
	 Cette édition est le fruit de milliers de gestes, de déci-
sions, de complicités, d’écoutes, de présences et de rêves 
partagés.
	 Je rends hommage à Joséphine Markovits, dont le 
cycle Licht de Stockhausen porte encore la trace de sa 
présence. Pour toutes les trajectoires artistiques dessi-
nées au sein de l’édition 2025, je tiens à saluer l’engage-
ment de Francesca Corona et de Clara Iannotta, et 
remercie chaleureusement Bénédicte Dréher, Clémence 
Atallah et l’ensemble de l’équipe du Festival d’Automne 
pour la qualité du travail accompli. Je tiens à remercier 
Axel Dumas, qui a rejoint le Festival d’Automne en tant que 
Président, succédant à Sylvie Hubac et son précieux 
accompagnement, fait d’amitié et de grande conviction.
	 Merci aux artistes pour leur confiance, aux lieux parte-
naires pour leur hospitalité, ainsi qu’aux institutions publi
ques — le ministère de la Culture, la Ville de Paris, la Région 
Île-de-France — pour leur soutien indispensable.
	 Je souhaite également remercier Jean-Jacques Aillagon 
pour son engagement à nos côtés, et adresser une recon-
naissance toute particulière à nos mécènes et Amis du 
Festival. Leur soutien nous permet de préserver un espace 
de création libre, de soutenir les prises de risque artistiques 
et de favoriser la diversité des voix. 
	 Et surtout, merci à vous, spectatrices et spectateurs. 
Pour votre curiosité. Pour votre attention. Pour votre désir 
de traverser le monde avec les artistes. Le Festival d’Au-
tomne est à vous et pour vous. Pour que nous continuions 
ensemble à faire du geste artistique un outil de liberté, de 
lien, de transmission. Et du mot « paix » une possibilité à 
réinventer.
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Musique

Portrait JACK Quartet
54	 Ellen Fullman, Konrad Sprenger 

Energy Archive 2 ; 
Kontaktmikrofone 1

95	 Natacha Diels 
Beautiful Trouble

104	 Georg Friedrich Haas 
In iij Noct.

70	 Stefan Maier, Ragnhild May, 
Stephen O’Malley, Hampus 
Lindwall 
Bellows ; High & Low 

72	 François J. Bonnet, Éliane 
Radigue 
Orbes ; Occam Océan

79	 Rebecca Saunders, Alex 
Paxton, Lisa Illean 
Us Dead Talk Love ; Œuvre  
nouvelle ; Tiding III 

93	 Luciano Berio, Zara Ali, Sara 
Glojnarić, Eva Reiter, Ni Zheng 
Folk Songs ; Œuvre nouvelle ; 
Pure Bliss ; Irrlicht ; Cauldron of 
Mania

118	 Luciano Berio, Bára Gísladóttir, 
Gustav Mahler 
Sinfonia ; sea sons seasons ; 
Fünf frühe Lieder

119	 Karlheinz Stockhausen 
Montag aus Licht

122	 Ryoji Ikeda 
music for percussion 1 & 2 ; 
music for strings 

122	 Ryoji Ikeda 
100 cymbals ; music for choir ; 
music for organ

Théâtre

46	 William Kentridge,  
Handspring Puppet Company 
Faustus in Africa!

46	 Laurène Marx 
Portrait de Rita 

48	 Laurène Marx 
Jag et Johnny

52	 MEXA 
The Last Supper

53	 Émilie Rousset 
Affaires Familiales

72	 Christoph Marthaler  
Le Sommet 

76	 DameChevaliers – Caro Geryl, 
Adèle Haenel 
Voir clair avec Monique Wittig

76	 Wichaya Artamat 
The Dead Still Riot

77	 Laurène Marx 
Pour un temps sois peu

78	 Olivier Coulon-Jablonka,  
Sima Khatami  
Non-lieu

78	 Vimala Pons 
Honda Romance

94	 Pascal Rambert 
Les conséquences 

95	 El Conde de Torrefiel  
La luz de un lago 

96	 Satoko Ichihara 
KITTY

97	 Hubert Colas, Sonia 
Chiambretto  
Superstructure 

98	 Philippe Quesne 
Le Paradoxe de John 

100	 Gaëlle Bourges  
La petite soldate 

100	 Talents Adami Théâtre, 
Lorraine de Sagazan,  
Guillaume Poix  
Lack

101	 Bárbara Bañuelos,  
Carles Albert Gasulla  
Hacer noche 

102	 Ali Asghar Dashti,  
Nasim Ahmadpour  
We Came to Dance

102	 Carolina Bianchi Y Cara  
de Cavalo  
The Brotherhood 

103	 Alice Diop 
Le Voyage de la Vénus Noire

117	 Sylvain Creuzevault 
Pétrole

117	 Mapa Teatro 
Le vortex Nukak  
(La Vorágine más allá) 

120	 Joris Lacoste 
Nexus de l’adoration

121	 Séverine Chavrier 
Jadis

123	 Gabriela Carneiro da Cunha 
Tapajós

124	 Israel Galván, Mohamed  
El Khatib  
Israel & Mohamed 

125	 Alberto Cortés 
Analphabet

126	 Susanne Kennedy, Markus Selg 
The Work 

127	 Joël Pommerat  
Les Petites Filles modernes 
(titre provisoire)

Répertoire 

132	 Jérôme Bel,  
Jolente De Keersmaeker, 
Estelle Zhong Mengual 
Recommencer ce monde  
(les créatures fabuleuses)

132	 Jérôme Bel,  
Estelle Zhong Mengual 
Danses non humaines

132	 Robyn Orlin 
‘in a corner the sky surrenders – 
unplugging archival journeys… 
#3 (for Volmir ❣)…’

132	 Fanny de Chaillé 
Une autre histoire du théâtre

134	 Rachid Ouramdane, 
Compagnie de Chaillot 
TORDRE

134	 Marlene Monteiro Freitas, 
Israel Galván 
RI TE

134	 Fanny & Alexander 
Nina

Temps forts

47	 Felwine Sarr 
École du soir, Une vie  
commune 

49	 Carte Blanche, Casa do Povo
125	 Elsa Dorlin  

Travailler la violence #5

Arts visuels 

55	 Bouchra Khalili 
Astérismes (Fig. 1 à 3)

73	 Paris des vi(ll)es.  
Intimités publiques

120	 Wu Tsang 
La gran mentira de la muerte

Performance

45	 Lygia Pape  
Divisor 

53	 Joana Hadjithomas, Khalil 
Joreige 
La vertigineuse histoire  
d’Orthosia

69	 Miet Warlop  
INHALE DELIRIUM EXHALE

80	 Cedric Mizero 
UMUNYANA

99	 Silvia Calderoni, Ilenia Caleo  
The present is not enough

101	 Kubra Khademi, Caroline Gillet, 
Sumaia Sediqi  
One’s own room inside Kabul

121	 Ivana Müller 
mirages et tendresses

Danse

Portrait François Chaignaud
54	 François Chaignaud,  

Aymeric Hainaux  
Fracas × 7

93	 François Chaignaud,  
Théo Mercier 
Radio Vinci Park (Reloaded)

94	 Nina Laisné, François 
Chaignaud 
Romances inciertos,  
un autre Orlando

99	 François Chaignaud,  
Aymeric Hainaux  
Mirlitons 

104	 François Chaignaud, Akaji Maro 
GOLD SHOWER

118	 Nina Laisné, François 
Chaignaud, Nadia Larcher 
Último helecho

124	 François Chaignaud,  
Marie-Pierre Brébant 
Symphonia Harmoniæ 
Cælestium Revelationum

126	 François Chaignaud,  
Cecilia Bengolea 
Sylphides

128	 François Chaignaud,  
Geoffroy Jourdain 
Revue des Tumerels

Focus Nacera Belaza
69	 L’Echo
123	 Les Ombres
127	 Ballet de l’Opéra de Lyon  

Untitled.1 

45	 Trajal Harrell 
the collection 

48	 Lia Rodrigues 
Borda

70	 Volmir Cordeiro 
Parterre

71	 Dorothée Munyaneza  
Version(s) 

71	 Tânia Carvalho 
Tout n’est pas visible, tout n’est 
pas audible 

75	 Calixto Neto  
Bruits Marrons

75	 Faustin Linyekula, Franck Moka  
Profanations

77	 Tarek Atoui, Noé Soulier 
Organon 

79	 Radouan Mriziga  
Magec / the Desert

80	 Maria Hassabi 
On Stage

96	 Christian Rizzo  
à l’ombre d’un vaste détail,  
hors tempête

97	 Nadia Beugré  
Épique ! (pour Yikakou)

98	 Faye Driscoll  
Weathering

103	 Lenio Kaklea  
Les oiseaux

119	 Alma Söderberg  
Infinétude

127	 Katerina Andreou,  
Ballet de l’Opéra de Lyon  
WE NEED SILENCE 
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1	 Atelier de Paris / CDCN
2	 Auditorium de Radio 

France
3	 L’Azimut – Théâtre  

La Piscine
4	 Bourse de Commerce –  

Pinault Collection
5	 La briqueterie CDCN 

du Val-de-Marne
6	 CENTQUATRE-PARIS
7	 Centre Pompidou
8	 Chaillot – Théâtre 

national de la Danse
9	 Cité de la musique – 

Philharmonie de Paris
10	 Cité internationale  

des arts
11	 CND – Centre national 

de la danse
12	 La Commune, centre 

dramatique national 
d’Aubervilliers

13	 Conciergerie –  
Centre des monuments 
nationaux

14	 Église du Saint-Esprit
15	 Église Saint-Eustache
16	 Espace 1789, scène 

conventionnée danse – 
Saint-Ouen

17	 Fondation Cartier pour 
l’art contemporain

18	 Les Gémeaux, Scène 
nationale

19	 Grand Palais
20	 Ircam-Centre 

Pompidou
21	 Les Laboratoires  

d’Aubervilliers
22	 Lafayette Anticipations 

– Fondation Galeries 
Lafayette

23	 Librairie 7L
24	 Maison de la culture  

du Japon à Paris
25	 Maison de la musique 

de Nanterre – Scène 
conventionnée d’inté-
rêt national

26	 Maison des Métallos
27	 MC93 – Maison de  

la Culture de Seine-
Saint-Denis

28	 Ménagerie de verre
29	 mk2 Bibliothèque
30	 Musée du Louvre

31	 Musée de l’Orangerie
32	 Musée d’Art Moderne 

de Paris
33	 Musée du quai Branly – 

Jacques Chirac
34	 Odéon Théâtre de l’Eu-

rope – Berthier Paris 17
35	 Odéon Théâtre de l’Eu-

rope – Odéon Paris 6
36	 Points communs—

Nouvelle scène natio-
nale de Cergy-Pontoise 
et du Val d’Oise

37	 T2G Théâtre de 
Gennevilliers, Centre 
Dramatique National

38	 Théâtre 13—
Bibliothèque

39	 Théâtre 14
40	 Théâtre de la Bastille
41	 Théâtre de la Cité 

internationale
42	 Théâtre de la 

Concorde
43	 Théâtre de Corbeil-

Essonnes
44	 Théâtre de la Ville – 

Sarah-Bernhardt
45	 Théâtre de la Ville – 

Les Abbesses
46	 Théâtre des Bouffes du 

Nord
47	 Théâtre Dunois 
48	 Théâtre Nanterre-

Amandiers – CDN
49	 Théâtre Ouvert
50	 Théâtre Public de 

Montreuil – Centre  
dramatique national

51	 Théâtre Silvia Monfort
52	 Théâtre Victor Hugo – 

Bagneux
53	 La Villette
…	 Lieux à venir
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 51
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 52
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 34

 45

 12

 13
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 53

 21

 5

7, 11	  �À retrouver dans le cadre de leur  
programmation hors-les-murs
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Adèle Haenel Paris

Akaji Maro Nara, Tokyo

Alberto Cortés Málaga, Madrid

Alex Paxton Londres

Ali Asghar Dashti Téhéran

Alice Diop Montreuil

Alma Söderberg Malmö

Aymeric Hainaux Romeyer

Ballet de l’Opéra de Lyon
Reykjavik, Copenhague Bára Gísladóttir

Madrid Bárbara Bañuelos
Vienne Bouchra Khalili

Calixto Neto Paris, Récife

Carles Albert Gasulla Madrid

Caro Geryl Marseille

Carolina Bianchi São Paulo, Amsterdam

Caroline Gillet Paris

Casa do Povo São Paulo

Cecilia Bengolea Buenos Aires, Paris

Cedric Mizero Gishoma

Christian Rizzo Toulouse



Christoph Marthaler Bâle

Dorothée Munyaneza
El Conde de Torrefiel Barcelone

Éliane Radigue Paris

Ellen Fullman San Francisco

Elsa Dorlin Marseille

Émilie Rousset Orléans

Eva Reiter Vienne, Bruxelles

Faustin Linyekula
Faye Driscoll
Felwine Sarr 

François J. Bonnet
François Chaignaud

Rio de Janeiro, São Paulo Gabriela Carneiro  
da Cunha 

Paris Gaëlle Bourges
 Unheimat Georg Friedrich Haas

Paris Guillaume Poix 
Hampus Lindwall

Hubert Colas
Ilenia Caleo Rome

Marseille, Kigali

Kisangani

New York, Los Angeles

Niodior, Durham

Paris

Rennes, Paris

Paris

Marseille

Israel Galván Séville

Ivana Müller Paris

New York JACK Quartet
Beyrouth, Paris Joana Hadjithomas

Paris, Marseille Joël Pommerat 
Paris Joris Lacoste 

Karlheinz Stockhausen
Katerina Andreou

Khalil Joreige
Konrad Sprenger
Kubra Khademi

Laurène Marx Bruxelles

Lenio Kaklea Paris, Athènes

Lia Rodrigues Rio de Janeiro

Lisa Illean Oxford, Sydney 
Lorraine de Sagazan Paris

Luciano Berio Imperia, Radicondoli

Lygia Pape Rio de Janeiro

Bogota Mapa Teatro
Athènes, New York Maria Hassabi 

 Berlin Markus Selg 

Kürten

Athènes, Lyon

Beyrouth, Paris

Berlin

Paris



Reims, Paris Marie-Pierre Brébant 
 São Paulo MEXA

Gand, Bruxelles Miet Warlop 
Orléans Mohamed El Khatib

Nacera Belaza Médéa, Paris

Nadia Beugré Abidjan, Montpellier

Nasim Ahmadpour Téhéran

Natacha Diels Philadelphie

Ni Zheng San Diego

Nina Laisné Besançon

Noé Soulier Angers

Olivier Coulon-Jablonka
Paris Pascal Rambert

Paris Philippe Quesne
Radouan Mriziga

Ragnhild May
Rebecca Saunders

Ryoji Ikeda
Sara Glojnarić Zagreb, Leipzig

Satoko Ichihara Tokyo

Séverine Chavrier Genève

Paris

Marrakech, Bruxelles

Copenhague

Berlin, Londres

Gifu, Paris

Silvia Calderoni Rome

Sima Khatami Téhéran, Paris

Sonia Chiambretto Marseille

Stefan Maier Vancouver

Stephen O’Malley Paris, Stockholm

Sumaia Sediqi Strasbourg

Susanne Kennedy Berlin

Sylvain Creuzevault Paris

Lisbonne Tânia Carvalho
Paris Tarek Atoui

Paris Théo Mercier
Zurich, New York Trajal Harrell 

Vimala Pons
Volmir Cordeiro 

Wichaya Artamat Bangkok

William Kentridge Johannesburg

Wu Tsang
Memphis, Weimar Zara Ali

Paris

Concórdia, Paris

Londres, Zurich
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Les Amis du Festival  
d’Automne 

Créée en 1992, l’association des Amis du Festival d’Automne à Paris réunit 
les particuliers, les fondations et les entreprises qui accompagnent et  
soutiennent le Festival dans sa politique de création et d’ouverture sur le 
monde. Révéler des œuvres, prendre des risques, accompagner les artistes 
et sensibiliser les publics sont des principes fondateurs que les Amis  
partagent et encouragent. Depuis plus de 30 ans, les Amis contribuent 
chaque année de manière décisive à la réalisation de programmes ambitieux 
et exigeants, et œuvrent à dessiner l’avenir du Festival par leur engagement 
collectif et fidèle. 

 
Pourquoi rejoindre les Amis du Festival ? 

	— En faisant un don, vous rejoignez l’association des Amis du Festival  
d’Automne à Paris et intégrez un réseau de particuliers, d’entreprises et de 
fondations engagés pour la création contemporaine.

	— Quel que soit le montant, votre soutien contribue de manière décisive  
au développement du Festival, à son programme et ses actions artistiques et 
solidaires sur l’ensemble du territoire francilien.

 
Vos avantages 

Vous êtes spectatrice ou spectateur du Festival ?  
	 Partagez des moments privilégiés. 

Les membres de l’association des Amis du Festival d’Automne à Paris  
bénéficient d’avantages sur mesure et tissent un lien privilégié avec le 
Festival à travers : 

	— une présentation de l’édition en avant-première ; 
	— un service dédié de réservation, des conseils personnalisés dans le choix 

des spectacles, des disponibilités garanties pour les spectacles phares de 
l’édition ; 

	— des invitations aux événements de l’association et aux vernissages des 
expositions ; 

	— des moments privilégiés avec les artistes invités.

— Grâce à la loi de 2003 en faveur du mécénat, tout don effectué au Festival d’Automne à Paris ouvre droit à  
une réduction d’impôt sur le revenu égale à 66 % de son montant (dans la limite de 20 % du revenu imposable).
— Vous êtes résident européen ? Vous pouvez également bénéficier d’avantages fiscaux, grâce au réseau 
Transnational Giving Europe.
— Vous résidez aux États-Unis ? Les Friends of Fondation de France vous permettent de soutenir le Festival  
d’Automne tout en bénéficiant d’avantages fiscaux.

Vous représentez une fondation ou une entreprise ?  
	 Renforcez sa visibilité en l’associant à celle du Festival.

Associer l’image de votre organisation à celle du Festival d’Automne à Paris, 
c’est développer un volet culturel dans votre RSE en affirmant votre  
engagement en faveur de la création artistique et de l’accès du plus grand 
nombre à la culture. C’est également offrir à vos équipes, clients et  
collaborateurs un accès privilégié à nos programmes lors d’événements 
conçus sur mesure.

La loi de 2003 en faveur du mécénat permet à votre entreprise de bénéficier d’une réduction d’impôt équivalente  
à 60 % du montant du don, dans la limite de 20 000 € ou de 0,5 % de son chiffre d’affaires.

Contacts Clémence Atallah
c.atallah@festival-automne.com
01 53 45 17 05

Margaux Charles
m.charles@festival-automne.com
01 53 45 17 15

FESTIVAL D'AUTOMNE 220X285MM.indd   1FESTIVAL D'AUTOMNE 220X285MM.indd   1 07/04/2025   11:23:2607/04/2025   11:23:26
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Entretiens

16

Merci ! 

« Le Festival d’Automne a besoin du 
soutien déterminé, fort et enthou-
siaste de ses Amis. C’est ainsi qu’il 
saura et pourra rester le grand  
festival de prospection et de décou-
verte de la création contemporaine 
qu’il est depuis plus de 50 ans. » 
	 —Jean-Jacques Aillagon

Le Festival remercie l’association des Amis du Festival d’Automne à Paris et 
l’ensemble des mécènes, donateurs individuels, entreprises et fondations qui 
contribuent, par leur généreux soutien, à la réalisation de son édition 2025. 

Grand Mécène 

Dance Reflections  
	 by Van Cleef & Arpels

Mécènes 

Fondation d’entreprise Hermès
Fondation Calouste Gulbenkian –  
	 Délégation en France
Fondation de France 
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Depuis le milieu des années 2000, Bouchra Khalili propose, avec acuité et exigence, des œuvres conçues comme des 
hypothèses visuelles et discursives, qui rendent compte des enjeux contemporains de l’art et du monde. Avec le film 
et l’installation vidéo comme médias privilégiés pour transmettre la parole de ceux et celles que l’on n’entend pas et 
des récits oubliés qu’elle met au jour, sa pratique s’attache à déjouer les géographies, les narrations et les histoires offi-
cielles afin de redonner de l’épaisseur et de la justesse au réel et à ses protagonistes. Pour son premier projet d’enver-
gure à Paris depuis son exposition Blackboard au Jeu de Paume en 2018, Bouchra Khalili investit trois théâtres avec 
ses installations vidéos, ses films 16mm et ses œuvres textiles. Les questions de la représentation, de la parole 
publique, du collectif et du montage y sont centrales.

Vos œuvres résultent de recherches  
approfondies, d’écriture au long cours et de  
rencontres. Comment envisagez-vous votre 
pratique d’artiste ? Comme celle d’une  
chercheuse, d’une porte-parole, d’une archi-
viste, d’une « monteuse » ? Ou tout à fait  
autre chose ?

Bouchra Khalili : Je ne me considère ni comme cher-
cheuse, ni comme archiviste, et certainement pas comme 
porte-parole. Si je prends ce temps long, c’est avant tout 
parce que je suis arrivée à l’art avec plusieurs projets qui 
existaient déjà sous forme d’idées, portées par des his-
toires que je connaissais, dont celles déployées dans mon 
projet pour le Festival d’Automne cette année. Plus concrè-
tement, prendre le temps me permet aussi de « faire mes 
devoirs », mais je n’appellerais pas cela de la recherche, 
car celle-ci implique une méthodologie rigoureuse. Au 
mieux, je pourrais dire que j’ai une méthode, mais une 
méthode qui est davantage une question que je me pose à 
moi-même qu’une boîte à outils. Comment suivre les 
traces de ce qui a été effacé ? Et, ce faisant, comment 
rendre présentes leurs absences en montrant cette 
absence elle-même ? C’est pour cela que je m’intéresse 

uniquement à ce qui n’a pas été archivé, à ce qui a été peu 
raconté. L’archive, bien que je comprenne son intérêt pour 
la recherche, n’a que peu d’intérêt pour l’artiste que je suis. 
C’est l’absence, sa puissance de hantise, qui me guide et 
qui oriente ma démarche. Quant à être porte-parole, c’est 
l’inverse même de ce que je souhaite faire. Je ne donne 
pas la parole. Au mieux, j’essaie de créer les conditions et 
les dispositifs qui rendent possible la prise de cette parole 
par les premiers et premières concernées. Quant à « mon-
teuse », peut-être. Monter une œuvre en vidéo ou en film 
16mm reste pour moi le geste central, un geste qui com-
mence bien avant le montage. En réalité, il commence dès 
la préparation : tout est pensé pour ce moment où ces 
fragments épars commenceront à se parler et où un récit 
pourra émerger.
 

Les tracés, les constellations, les opérations 
de couture et de montage sont au cœur  
de votre vocabulaire artistique. Quel  
sens l’articulation de différents éléments 
ensemble revêt-il pour vous ?

C’est spontanément ma manière de réfléchir et, ce faisant, 
de créer des récits, des images, des sons : établir des liens 

Bouchra 
Khalili

Arts visuels  Entretien « Comment suivre les traces de ce qui  
a été effacé ? »

Faire apparaître les spectres



20 21

Pour ce Portrait en forme de constellation, le chorégraphe François Chaignaud présente une série de pièces écrites 
en collaboration, où il met son corps à l’épreuve d’autres savoirs, d’autres rythmes, d’autres imaginaires. Au fil des ren-
contres se sont inventées des pièces comme autant de chocs esthétiques – avec l’artiste Théo Mercier, le danseur de 
butō Akaji Maro, la danseuse et artiste Cecilia Bengolea, le beatboxer Aymeric Hainaux, la claveciniste Marie-Pierre 
Brébant, l’artiste et musicienne Nina Laisné. À travers ce corpus protéiforme, affirmant la puissance du mineur et de 
l’hybridation, se dévoile un projet artistique plongeant aux racines d’une myriade de cultures, tout en affirmant l’éga-
lité radicale du geste et du chant. Du parking souterrain aux grands plateaux, des pointes du ballet aux pas de danse 
baroque, des complaintes sud-américaines au plain-chant du Moyen Âge, François Chaignaud défait la trame des récits 
dominants, pour faire passer les accents d’une autre musique—céleste ou sauvage. 

Ce Portrait est construit autour de la  
cosignature. Quelle est la place des collabo-
rations dans l’évolution de votre travail ?

François Chaignaud : La collaboration est intrinsèque à la 
façon dont j’ai abordé la danse depuis l’enfance. Le geste 
naît d’une rencontre. La danse n’est pas seulement l’expres-
sion de soi, de l’intérieur vers l’extérieur, c’est aussi : com-
ment laisser le monde entrer en nous ? Au fil de mon 
parcours, cela m’a rendu disponible aux rêves, aux visions, 
aux fantasmes des artistes qui croisaient mon chemin. J’ai 
pris conscience que si je me laissais traverser par l’idée 
d’un ou d’une autre, cela ne me dépossédait pas de ma 
capacité à créer. Et la variété de styles chorégraphiques qui 
apparaît est indissociable des artistes avec qui je cosigne 
ces pièces. Ainsi Nina Laisné m’a fait rencontrer des pro-
fesseurs de jota ou de malambo, Marie-Pierre Brébant m’a 
fait découvrir les neumes (les premières notations musi-
cales, utilisées du IXe au XIIe siècles, qui symbolisent des 
dynamiques et des gestes musicaux). L’expérience d’ac-
cueillir l’idée de quelqu’un d’autre engage un processus de 
transformation et d’incarnation qui correspond à l’idée que 
je me fais de la création. 

Comment envisagez-vous ce Portrait, en tant 
que reflet de vos manières de créer ?

Dans ma pratique, une pièce ne chasse pas l’autre ; il y a 
plutôt une sédimentation : au fur et à mesure des collabo-
rations, les versions de moi-même se feuillettent, s’accu-
mulent. Depuis vingt ans, j’ai développé une fluidité pour 
passer rapidement d’une pièce à l’autre, d’un corps à 
l’autre, au gré des tournées. Mais le public n’a pas accès à 
cette versatilité. Là, toutes les pièces seront présentées à 
Paris. Ce Portrait rend visible la possibilité qu’ont nos 
corps de se transformer à l’infini. Il reflète ma foi en la 
danse, en ce qu’elle fait mentir les assignations que les 
sociétés font peser sur nos corps, ce qu’ils peuvent ou ne 
doivent pas faire. Par ailleurs, ce programme entièrement 
composé de pièces cosignées déjoue l’aspect un peu 
monumental que pourrait avoir cette place dans la pro-
grammation du Festival d’Automne. Plutôt que d’insister 
sur la subjectivité d’un seul artiste tout-puissant, il célèbre 
la perméabilité, la multiplicité, la collaboration et les gestes 
collectifs. 

François 
Chaignaud

Portrait  Entretien « La danse n’est pas seulement  
l’expression de soi, c’est aussi : comment 
laisser le monde entrer en nous ? »

À plusieurs voix

entre ce qui, à première vue, ne semble pas en avoir. Pour 
le dire autrement, je vois une chose, j’en vois une autre, et 
je perçois un lien. Je trace alors ce lien et je regarde ce qui 
se passe : qu’est-ce qui commence à se raconter ? La 
figure grandit ainsi. C’est aussi propre au travail du mon-
tage : fabriquer du lien entre des fragments. Ces frag-
ments ne sont pas isolés. Ils sont en interaction, et c’est là 
que la narration prend forme.
 

Astérismes (Fig. 1 à 3) se déploie en trois 
moments, à la fois en termes d’inscription – 
chaque volet est présenté dans un  
théâtre – et de sujet – les activités de la 
troupe de théâtre Al Assifa au cœur des dif-
férentes œuvres. Que représente le théâtre 
pour vous ? 

Le théâtre et la photographie ont été mes premiers pas 
dans la création artistique. J’ai commencé à prendre des 
photographies et à les tirer à l’âge de 16 ans. Comme 
beaucoup, j’ai eu une passion pour la chambre noire et ce 
moment magique où le tirage passe dans le révélateur et 
où les spectres commencent à apparaître. J’ai aussi été 
performeuse pour un jeune metteur en scène, qui m’avait 
choisie davantage que je ne l’avais choisi moi-même. 
Performer n’était pas ce que je préférais dans cette expé-
rience. C’est surtout le travail collectif qui m’intéressait, en 
particulier « les coulisses du jeu » : la préparation, la mise 
en scène. Mais paradoxalement, ce que je crois savoir du 
théâtre, je l’ai appris à travers des films qui ont refusé les 
facilités du « théâtre filmé » et ont été inspirés par les 
avant-gardes théâtrales : les films de Glauber Rocha, 
Rainer Werner Fassbinder, les grands classiques japonais 
– Akira Kurosawa, Kenji Mizoguchi – et l’influence de la tra-
dition immense du théâtre classique japonais, ou encore 
Ahmed Bouanani au Maroc, qui a puisé dans la perfor-
mance du conteur pour produire ses images. Je dirais 
donc que le théâtre et, en particulier, « ce qu’il peut faire » 
aux images en mouvement, m’intéresse particulièrement.

Le troisième volet du projet présente deux 
installations vidéos réalisées au Maroc en 
2024-2025 (The Public Storyteller ; The 
Public Writer). Liées à vos recherches sur le 
Mouvement des Travailleurs Arabes 1, elles 
semblent néanmoins amorcer d’autres pistes 
de réflexion. 

En réalité, ce sont de très vieux projets, si anciens que 
leurs titres étaient déjà présents dans des projets anté-
rieurs. D’ailleurs, ma toute première exposition personnelle 
en France en 2008 s’intitulait Storytellers. L’écrivain public 
est au cœur de la dernière partie de Foreign Office (2015), 
et c’est également le titre donné en anglais à une série de 
sérigraphies produites en 2019, qui fait partie du projet 
The Magic Lantern (2019-2022). L’écrivain public est une 
figure qui me passionne depuis longtemps. D’autant plus 
que c’est une fonction que j’ai exercée très jeune, à titre 
bénévole, pendant quelques années à Paris pour des voi-
sins maghrébins qui ne savaient ni lire ni écrire le français.
	 Je cherche aussi à percer le mystère de la raison pour 
laquelle de nombreux écrivains maghrébins, après les 
Indépendances, se sont définis comme « écrivains 
publics » : Kateb Yacine, Abdelkébir Khatibi. Au Maroc, les 
écrivains publics sont encore présents, mais pour combien 
de temps ? Là encore, je retourne aux racines de cette 
poésie étrange, qui fait de ces anonymes les scribes de 
nos mémoires collectives.
	

Propos recueillis par Clément Dirié, avril 2025

1	 Le Mouvement des Travailleurs Arabes, fondé par des travailleurs maghrébins,  
a été particulièrement engagé dans la lutte contre le racisme et pour les droits des  
travailleurs immigrés entre 1973 et 1978. Les troupes de théâtre Al Assifa et Al Halaka, 
formées de membres du MTA, en sont les émanations théâtrales. En 2019, Bouchra 
Khalili a publié The Tempest Society (Book Works) qui revient sur l’expérience théâtrale 
d’Al Assifa, dont son œuvre The Tempest Society (2017) raconte en partie la genèse. 

 

Astérismes (Fig. 1 à 3), 
Bouchra Khalili, 2025,  
p. 55
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Vous maniez de nombreux styles chorégra-
phiques, issus de différents folklores ou 
cultures. Comment avez-vous progressive-
ment fait l’apprentissage de ces nombreux 
styles ? 

Me mettre en situation d’apprentissage est indissociable 
des processus de création. Étudier un nouveau geste, un 
style chorégraphique, une motricité spécifique suppose 
une pratique de la porosité et de la répétition. On envisage 
parfois la répétition comme quelque chose de routinier, 
d’abrutissant. Je le prends à l’inverse : en étudiant des 
gestes auprès d’autrui, en les répétant inlassablement, on 
s’extirpe de la version de soi à laquelle on croit être 
condamné, on se reformule, une multitude de corps pos-
sibles en chacun de nous se révèle. Je suis fasciné par la 
plasticité de nos corps, qui vient contredire la rigidité des 
assignations identitaires. 

Vos créations jouent avec le temps,  
l’espace et les genres. Quelle est votre 
approche du spectaculaire ?

Le plateau ou la frontalité sont des conventions historique-
ment situées. Je n’approche pas la forme spectaculaire en 
me disant qu’il faut s’en débarrasser, mais en ayant 
conscience de l’historicité de cette convention, de ses 
mécanismes et des effets qu’elle produit. Nous présentons 
des pièces frontales – comme GOLD SHOWER (avec Akaji 
Maro), Romances inciertos, un autre Orlando et Último 
helecho, créées avec Nina Laisné – tandis que Mirlitons 
(avec Aymeric Hainaux), Symphonia harmoniæ cælestium 
revelationum (avec Marie-Pierre Brébant), Radio Vinci Park 
(Reloaded) (avec Théo Mercier) et Sylphides (avec Cecilia 
Bengolea) sont des pièces qui transforment explicitement 
certains paramètres de la convention théâtrale. Dans ce 
qui fait l’opération artistique, il y a bien sûr la manière dont 
les gestes sont sculptés, dont les sons sont polis… tout ce 
qui opère dans le secret du studio. Mais cela ne constitue 
que la moitié du travail. La manière dont la danse invite à 
être perçue par le public – l’autre coproducteur du geste – 
est extrêmement importante. Dans Mirlitons et Symphonia 
Harmoniæ, on retrouve une manière de « faire cercle », là 
où Sylphides a un aspect plus circulant, comme une déam-
bulation dans les galeries du Grand Palais, avec deux 
niveaux, et la possibilité de créer différents points de vue. 

La musique circule de manière transversale, 
comment le corps dansant et chantant  
est-il intervenu et se redéploie-t-il au sein  
de chaque projet ?

La musique est apparue dans ma pratique comme une 
réponse à la mélancolie inconsolable de réaliser que la 
danse avait une histoire très frêle, difficile à écrire – 
comme si, faute d’archives, elle se résumait à une poignée 
de grands hommes… À l’inverse, le rapport qu’entretient la 
musique à l’écrit depuis plus de mille ans en Europe donne 
accès à une multitude de sources, à un bruissement de 
voix. Même si l’histoire de la musique a elle aussi ses 
lacunes, la richesse des traces qui nous sont parvenues 
est incomparable avec celle de la danse ; la musique m’a 
permis de débuter un dialogue avec les fantômes des 
corps qui l’ont produite. C’est pour cette raison que j’ai 
d’abord abordé l’art vocal, en faisant le présupposé qu’un 
geste vocal et un geste physique étaient assez proches. 
Dans ce Portrait, Mirlitons est la seule pièce musicale pour 
laquelle aucune partition ne précède le travail : Aymeric 
Hainaux et moi sommes dans le jeu, dans la fabrication 

d’une matière sonore et physique, avec une grande liberté. 
Les partitions nous obligent davantage : quelle est leur 
relation avec le corps de celles et ceux qui les ont pro-
duites et jouées ? Comment nos corps d’aujourd’hui 
peuvent en être les véhicules ? Symphonia Harmoniæ est 
l’option la plus radicale, mais aussi la plus accueillante : 
nous suivons tout de Hildegard von Bingen – enfin de son 
manuscrit. Dans Romances inciertos ou Último helecho, 
nous explorons différents genres musicaux, mais ces 
musiques véhiculent aussi des mondes situés d’un point 
de vue historique et géographique. Je recherche un art 
total dans lequel un corps dansant, pris dans une expé-
rience cinétique et kinesthésique peut héberger des sons, 
des chants qui offrent d’autres niveaux de compréhension 
et de perception, plus explicitement déchiffrables.

Propos recueillis par Gilles Amalvi, mars 2025

Le Festival d’Automne reçoit pour la première fois un ensemble parmi les plus charismatiques de la création musicale : 
le JACK Quartet, constitué des violonistes Christopher Otto et Austin Wulliman, de l’altiste John Pickford Richards et 
du violoncelliste Jay Campbell. Fondé il y a vingt ans à New York, où il est en résidence à la Mannes School of Music, 
ce quatuor à cordes ouvre avec enthousiasme et rigueur un large éventail stylistique d’artistes établis ou émergents. 
Interprète des maîtres de la modernité du siècle dernier, mais aussi pionnier, il collabore étroitement avec les compo-
sitrices et les compositeurs dont il interprète les œuvres, transmettant au mieux leurs techniques, leurs langages et 
les émotions qu’elles éveillent. La musique y dialogue volontiers avec la performance, l’installation, le geste théâtral ou 
chorégraphique et la vidéo. Ainsi, sur scène ou dans des lieux d’exposition, chacun des concerts devient une expé-
rience, impliquant de nouvelles pratiques, élargit l’horizon des arts et entend stimuler et transformer l’esprit, ainsi que 
nos modalités d’écoute.

Comment avez-vous conçu ce Portrait  
en trois concerts ?

JACK Quartet : Ce Portrait propose trois expériences 
immersives. Energy Archive 2 d’Ellen Fullman propose une 
expérience immersive totale. Son instrument est composé 
de longues cordes tendues dans l’espace, dont les vibra-
tions, d’une pureté et d’une intensité exceptionnelles, enva-
hissent littéralement votre corps. La méditation repose sur 
une énergie inhérente au son, que l’on amplifie et avec 
laquelle on entre en interaction. Nous collaborons égale-
ment avec Natacha Diels pour entrer dans l’esprit de la toile. 
Beautiful Trouble est une œuvre d’art post-internet, avec des 
éléments vidéos et électroniques. Nous chantons, nous ges-
ticulons, nous dansons, nous jouons de nos instruments 
habituels – mais aussi d’un banjo, de cloches ou de vents en 
PVC. Par l’imprégnation et l’intensité de la stimulation, cha-
cun se rend compte peu à peu de la profondeur et de la 
conception de la culture qui s’y expriment. Quant à In iij Noct. 
de Georg Friedrich Haas, l’immersion tient au fait de vivre la 
musique dans l’obscurité absolue. La perception de l’espace 
vous abandonne alors, et la musique dans la salle vous 

enveloppe. Dans ce voyage à travers l’histoire de la musique 
européenne, toutes les frictions existent au sein de la psy-
ché. C’est une expérience beaucoup plus intime.

Comment abordez-vous les questions de  
langage ?

Si la musique est un langage, alors il existe huit milliards de 
façons de s’exprimer sur la planète. Ce qui nous a toujours 
attiré dans nos collaborations, c’est d’apprendre à échan-
ger dans un mode unique et de partager une nouvelle 
forme d’expression. Socialement, nous devons chercher 
de nouvelles manières d’écouter. S’il y a un but à cette 
exploration, à cette curiosité, à ce désir de créer de nou-
veaux langages, c’est bien d’élargir notre conscience par 
l’écoute. Se concentrer sur un sens, c’est déjà penser 
autrement. Écouter en profondeur, c’est ouvrir un autre 
rapport au monde.

Qu’est-ce qui caractérise les collaborations 
qui constituent ce Portrait ?

Ce qui compte avant tout, c’est que nous donnons corps à 

JACK 
Quartet

Portrait  Entretien « Se concentrer sur un sens, c’est déjà 
penser autrement. »

Sylphides, François 
Chaignaud et Cecilia 
Bengolea, 2009, p. 126
 
Radio Vinci Park 
(Reloaded), François 
Chaignaud et Théo 
Mercier, 2016, p. 93
 
Romances inciertos, un 
autre Orlando, François 
Chaignaud et Nina 
Laisné, 2017, p. 94
 
Symphonia harmoniæ 
cælestium revelationum, 
François Chaignaud et 
Marie-Pierre Brébant, 
2019, p. 124
 
GOLD SHOWER, 
François Chaignaud et 
Akaji Maro, 2020, p. 104
 
Mirlitons, François 
Chaignaud et Aymeric 
Hainaux, 2023, p. 99
 

Último helecho, Nina 
Laisné, François 
Chaignaud et Nadia 
Larcher, 2025, p. 118
 
Fracas × 7, François 
Chaignaud et Aymeric 
Hainaux, 2025, p. 54
 
Revue des Tumerels, 
François Chaignaud et 
Geoffroy Jourdain, 2025, 
p. 128

Habiter l’écoute
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Le noir, des corps d’abord imperceptibles puis tourbillonnants sur une pulsation musicale obsédante, un traitement mil-
limétré de la lumière, une répétitivité du mouvement où l’abandon ouvre à la virtuosité : l’univers de la chorégraphe 
Nacera Belaza, artiste franco-algérienne née en 1969 à Médéa (Algérie), communique au spectateur le sentiment qu’il 
entre dans une dimension autre. À partir d’un cheminement solitaire, son œuvre si personnelle, questionne dans son 
geste épuré issu d’une relation au corps proche du rituel, l’essence de la danse et du mouvement. Elle expérimente 
grandes et petites formes, se saisit du patrimoine dansé des peuples pour en extraire ce qui peut faire sens pour le 
contemporain. Ce Focus crée un dialogue inédit avec le public, invité à faire le passage de la « scène » au vivant. 

Le Focus qui vous est consacré  
propose une lecture nouvelle de votre travail, 
comment l’envisagez-vous ?

Nacera Belaza : Comme une très grande marque de 
confiance, ceci après que le Festival d’Automne m’ait pro-
grammé trois ans de suite. Cet accompagnement débouche 
aujourd’hui sur une triple programmation donnant à voir des 
facettes différentes de mon travail. Une telle présentation 
dans le cadre d’un festival est évidemment rare, et ce trip-
tyque permet de déployer l’étendue de la création, en met-
tant en relief les questionnements qui sont les miens, sur le 
langage et le corps, sur la création pour ballet, et sur la 
création in situ, en dehors du plateau. Quand on offre cette 
chance à un artiste, on amène une meilleure compréhen-
sion de son univers et une plongée en profondeur, pour le 
public, dans ce qui constitue sa recherche. 

Vous proposez trois créations aux approches 
visiblement très distinctes.

Elles sont très différentes, mais en réalité, très complé-
mentaires. Ce sont trois axes de travail que je développe 
depuis longtemps. Pour le Louvre, Les Ombres corres-
pond à une recherche entamée en 2015 au Mucem à 
Marseille, que j’ai appelée La Procession. La forme a 

ensuite évolué, et j’ai exploré de nombreux musées ou 
espaces extérieurs. La question initiale était : comment 
réagirait mon travail à l’extérieur, hors de la scène ? Que se 
passe-t-il si l’on sort le spectateur de sa posture passive, 
physiquement, lorsqu’il est assis pour un spectacle ? 
Qu’est-ce que cela modifie lorsqu’il est invité à circuler ? 
Cela altère-t-il sa vision de l’œuvre, sa qualité d’écoute, 
sans intervention du mental ? Ce type de questions 
m’ouvre souvent des champs d’exploration.

Le musée du Louvre est un lieu empreint 
d’une forte charge historique, culturelle et 
artistique. 

Il faut d’abord dire que cette proposition du Festival d’Au-
tomne a un sens particulier. Au Louvre, j’interviens dans la 
nouvelle Galerie des Cinq continents. Elle s’ouvre à une 
dimension inédite de mise en dialogue des œuvres non 
occidentales de l’ancien Pavillon des Sessions, avec 
d’autres objets issus du monde entier. Ceci dans une pré-
sentation horizontale qui met à égalité les productions 
artistiques de tous les continents. D’avoir fait appel à moi 
pour insérer un geste artistique dans cette démarche à la 
fois esthétique et politique, en écho à la dimension univer-
selle souhaitée pour la Galerie, me touche. 

des voix, et que nous nous mettons au service du désir 
des compositeurs. La plupart des gens n’ont pas entendu 
l’ensemble de notre répertoire. Certains nous associent à 
Helmut Lachenmann, d’autres à une musique méditative et 
lente, d’autres encore au minimalisme étatsunien. Nous 
aimons porter toutes ces identités – car nous savons être 
tout cela à la fois. Nous avons découvert la musique de 
Georg Friedrich Haas bien avant de commencer à collabo-
rer tous les quatre. En 2016, nous avons créé son Quatuor 
à cordes n°9 ; aujourd’hui, nous revenons à une œuvre plus 
ancienne, In iij. Noct., qui ouvre un tout autre espace 
d’écoute. C’est dans un autre contexte que nous avons 
rencontré Natacha Diels, alors étudiante à Columbia. Elle 
a composé pour nous Nightmare for JACK (a ballet), une 
pièce courte désormais intégrée à Beautiful Trouble. Nous 
avons réalisé un certain nombre de vidéos pendant la pan-
démie, mais nous n’avions aucun moyen de les partager. 
	 Avec Ellen Fullman, notre collaboration s’est construite 
autour d’un langage commun : l’intonation juste et les sons 
harmoniques. Son Long String Instrument, et le lieu dans 
lequel il est déployé — ici, la rotonde de la Bourse de 
Commerce — influencent profondément notre manière 
d’écouter et de créer ensemble. Le son devient un champ 
mouvant d’interférences, où certains gestes prennent des 
allures de chants.

Que recherchez-vous dans l’extension 
visuelle des trois œuvres ?

Sur le plan conceptuel, le quatuor à cordes, dans sa forme 
traditionnelle, peut sembler refermé sur lui-même – un sys-
tème autonome, presque insulaire. Observer un quatuor, 
c’est souvent assister à une conversation intime entre musi-
ciens parlant une langue qui leur est propre. Dans chacune 
de ces œuvres, nous reprenons cette forme de dialogue 
familière, mais comme si, chez les compositeurs, l’écriture 
musicale était aussi pensée à travers le regard – comme 
une manière de faire voir autant que d’entendre. Dans 
Beautiful Trouble de Natacha Diels, il se passe des choses 
complètement inattendues pour un contexte de musique 
de chambre — des actions que nous n’aurions jamais ima-
giné pouvoir réaliser. On joue à pierre-feuille-ciseaux, en 
rythme, mais chacun dans un mètre différent, pendant que 
notre violoncelliste, Jay Campbell, joue du banjo. Notre 
rythme dépend de celui d’Ellen. Nous ne la regardons pas 
— nous ressentons ses mouvements, nous les habitons. 
Chez Georg Friedrich Haas, c’est l’écoute qui est au cœur 
de tout, mais aussi la sensibilité et l’orientation dans 
laquelle nous sommes. Dans In iij Noct., nous jouons éloi-
gnés les uns des autres, sans nous voir. Nous devons cap-
ter les moindres indices de cette forme ouverte, qui 
peuvent changer de sens à tout instant. Cela exige de res-
ter totalement réceptifs à ce que les autres proposent — 
prêts à suivre, à répondre, à se laisser surprendre.

Propos d’Austin Wulliman et John Pickford Richards recueillis et  
traduits par Laurent Feneyrou, mars 2025

Nacera 
Belaza

Focus  Entretien « Ce n’est pas l’exigence qui décourage  
le public, mais le sentiment de ne pas être 
entendu. Ce qui, en fin de compte, res-
semble à une troublante forme d’amour. »

In iij Noct., Georg 
Friedrich Haas, 2001, 
p. 104
 
Beautiful Trouble, 
Natacha Diels, 2004, 
p. 95
 
Energy Archive 2, Ellen 
Fullman, 2005, p. 54
 
Kontaktmikrofone 1, Ellen 
Fullman, Konrad 
Sprenger, 2025, p. 54

Danser l’invisible
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	 Par ailleurs, j’ai déjà travaillé dans des lieux particulière-
ment chargés. En réalité, j’apprécie beaucoup la contrainte, 
et je suis convaincue que c’est seulement à travers elle que 
l’on peut trouver la liberté. Je vais travailler dans deux 
espaces du musée. Le premier est donc la Galerie des Cinq 
Continents, où il y a des coffrages en verre posés sur les 
œuvres comme si elles étaient suspendues, créant une 
sorte de labyrinthe de reflets. Le deuxième lieu est la salle 
Murillo, tapissée de toiles de peinture espagnole. Comment 
établir, à partir de là, un dialogue entre les œuvres et le 
corps ? J’ai toujours évité un effet de dialogue direct avec 
la matérialité de l’objet et son histoire. En revanche, le dan-
seur peut être en dialogue avec ce qui émane de l’objet : 
l’immobilité d’une sculpture devient une référence pour le 
déplacement, mettant le corps de l’interprète en tension 
constante avec l’œuvre. Il fait ainsi résonner la parole qui 
traverse l’objet, devenant un réceptacle de ce qui l’entoure, 
à la recherche de ce lien invisible qui fait vibrer tout le 
corps. Ce qui m’intéresse est donc plutôt un rapport de 
nature sensible.

La création avec le Ballet de l’Opéra de Lyon 
rejoint une dimension performative qui  
a souvent nourri votre réflexion, bien qu’elle 
paraisse éloignée de vos pièces en petite 
formation. Comment avez-vous abordé  
ce sujet ?

Ce qui me fascine dans les danses traditionnelles, c’est la 
possibilité d’atteindre l’unisson entre les corps. Un unisson 
que j’ai toujours recherché, seule ou à plusieurs, et qui 
devient encore plus grisant avec une plus grande commu-
nauté, à condition d’éviter les effets de groupe superficiels, 
qui ne font que lier les corps physiquement. Il s’agit de 
révéler un autre type de relation, plus profonde, afin de 
parvenir à une plus grande communion. Cela exige un tra-
vail immense pour déprogrammer nos modes de fonction-
nement et reconnecter les êtres par une conscience 
commune. Pour répondre à l’esthétique classique, les 
corps deviennent des corps maîtrisés, contrôlés, des « ins-
truments » ultra-performants, mais subissent une hypertro-
phie qui relègue la dimension humaine au second plan. 
Dans mon travail, l’être humain est la référence, la caisse 
de résonance qui permet à l’autre d’entendre, d’accueillir ; 
mais pour atteindre cette fonction le danseur doit parado-
xalement renoncer à tout contrôle, s’affranchir du mental 
pour regagner une liberté, innée, fulgurante. Or, pour cette 
création, je dispose de très peu de temps. Il s’agira de 
résoudre dans une durée très courte une équation com-
plexe, de manière à ne pas me trahir tout en donnant aux 
danseurs les outils pour vivre pleinement cette expérience. 

Votre duo avec Valérie Dréville représente un 
défi inédit. Comment cette rencontre a-t-elle 
nourri votre exploration ?

J’ai toujours dit que, chez moi, la danse naissait d’un désir 
de parole. Je ressens que lorsque le corps est habité, il 
devient un canal d’expression. Mon enjeu était, d’une cer-
taine manière, de rendre le mouvement audible. C’est ce 
qui m’a amenée à explorer cette zone trouble entre la voix 
et le corps. Hortense Archambault (directrice de la MC93) 
a eu l’intuition que notre rencontre avec Valérie pouvait 
fonctionner et nous a menées délicatement l’une vers 
l’autre. En voyant Valérie sur scène, j’ai constaté comment 
elle utilise son corps pour faire entendre les mots. Son 
corps vit l’imaginaire et amplifie l’écoute ; elle danse sans 
en être consciente ! Dès le premier atelier, elle a réussi à 

atteindre ce que je lui indiquais. Le travail n’en est pas pour 
autant devenu confortable, nous sommes toutes deux 
régulièrement déstabilisées, délogées, et cela est pour moi 
l’indice clair d’un nouveau chemin. Valérie n’a pas la pra-
tique de la danse, ce qui signifie qu’elle n’a pas confiance 
en ce que son corps pourrait ou non accomplir. Cette 
absence de certitude est précieuse : elle remet du vide, de 
la fragilité, là où la maîtrise habituelle du corps a érigé des 
murs. Nous partageons toutes les deux une foi inébran-
lable dans l’imaginaire, dans l’invisible. 

Votre recherche artistique est souvent  
qualifiée de danse épurée, minimaliste, où la 
répétitivité agit comme un rituel. Comment 
définiriez-vous votre démarche ?

Si je continue de danser, c’est parce que ces notions se 
renouvellent constamment, dans une dimension de plus en 
plus complexe. Alors oui, les mots peuvent m’encombrer. 
J’arrive à résoudre cette contradiction quand je les 
confronte avec d’autres mots, d’autres réalités. On peut 
parler d’état modifié, d’intériorité et de transcendance, 
mais aussi d’abstraction, de tant d’autres choses… que je 
ne saurais moi-même définir. Mon travail se compose de 
strates imbriquées les unes dans les autres, et c’est 
comme cela que se constitue un univers artistique. Au fil 
du temps, et sans le savoir, le créateur construit une gigan-
tesque et complexe machinerie qui finit par le dépasser. 
S’il sait comment l’enclencher, la propulser, cela finit tou-
jours par lui échapper. Au final, demeure l’œuvre comme 
une énigme composée de vides et de pleins, en dialogue 
avec nous-mêmes. 

Votre relation au public semble essentielle.  
Il occupe une place centrale dans vos créa-
tions, quelle que soit leur exigence.

J’observe sans cesse le public et son comportement, afin 
de mieux comprendre ce qui se joue entre lui et l’œuvre. 
Qu’est-ce qui crée l’écoute ? Comprendre son fonctionne-
ment intime revient à élaborer des outils de plus en plus 
subtils et puissants pour l’emmener loin, le dépayser tout 
en l’accompagnant dans cette expérience. Ce n’est pas 
l’exigence qui décourage le public, mais le sentiment de ne 
pas être entendu, accueilli. Ce qui, en fin de compte, res-
semble à une troublante et étrange forme d’amour.

Propos recueillis par Thierry Perret, mars 2025

Depuis 2022, la Carte Blanche du Festival d’Automne invite des artistes ou des collectifs à imaginer une programma-
tion au cœur du Festival, conçue comme un espace de dialogue et d’échanges entre les pratiques. Après Les Chichas 
de la pensée, Alice Diop et Dream City, l’édition 2025 accueille le centre d’art brésilien Casa do Povo. Pendant trois 
semaines, l’équipe de São Paulo investit la Maison des Métallos dans le 11e arrondissement de Paris. Tour à tour école, 
théâtre, lieu de débat et de refuge, la Casa incarne une institution en mouvement, fondée sur les communs. C’est cette 
manière de faire, à la fois politique et collective, que cette Carte Blanche donne à vivre.

Vous dirigez la Casa do Povo, un centre  
d’art très singulier implanté dans le quartier 
de Bom Retiro à São Paulo. Quelle est son 
histoire ?

Benjamin Seroussi : Lorsque j’ai connu le lieu en 2012, il 
était en complète déshérence. C’était très émouvant de 
voir cet endroit immense – près de 4 000 m² répartis sur 
plusieurs étages et de grands plateaux ouverts – sur le 
point de fermer. N’y restait plus qu’une chorale de femmes 
de 80 ans qui répétait seule, tous les lundis soir, Le Chant 
des partisans en yiddish, dans un quartier devenu coréen, 
bolivien, péruvien. La création du lieu remonte à l’après-
guerre, dans le prolongement du front antifasciste impulsé 
en 1937. À cette époque, une conférence à Paris appelle 
les juifs de gauche du monde entier à créer des associa-
tions culturelles antifascistes. Dans le quartier de Bom 
Retiro apparaissent alors des chorales, journaux, centres 
culturels et bibliothèques. La Casa do Povo est née de la 
rencontre inattendue entre deux causes différentes : la 
réunion de ces associations juives antifascistes du quar-
tier dans un même centre culturel où elles pourraient se 
réinventer ; la création d’un lieu dédié au souvenir des 
morts de la Shoah. Cette double cause crée ce qui s’appa-
rente à un monument vivant : un lieu vide où se souvenir 
des morts, c’est prendre soin des vivants. Un lieu où il n’y 

a rien à voir mais tout à faire. Au fil de son histoire, la Casa 
do Povo a réuni une école constructiviste, une biblio-
thèque, une chorale yiddish, le journal Notre Voix et des 
groupes de théâtre engagés politiquement. En 1960, un 
théâtre y est d’ailleurs créé au sous-sol. Le lieu a évolué au 
fil des crises et des soubresauts politiques internationaux 
et brésiliens, dont la dictature militaire : la Casa do Povo 
traverse les années 1960 et 1970 comme un haut lieu de 
résistance et de contre-culture. Au sortir de la dictature, le 
lieu perd de sa pertinence mais redevient pleinement utile 
à partir de 2013, dans le bouillonnement des nouveaux 
mouvements sociaux autonomes. Parler de la Casa do 
Povo, c’est évoquer ce contexte brésilien et l’histoire d’un 
groupe migratoire spécifique mais pas seulement : c’est un 
lieu juif ouvert à l’altérité radicale, aux communautés et 
mouvements migratoires, minoritaires ou minorisés, noirs, 
indigènes, latinos ou LGBTQIAPN+. C’est dire « plus jamais 
ça » pour les juifs, mais aujourd’hui aussi pour les palesti-
niens. C’est un lieu de mémoire généreux, qui n’a pas peur 
de se perdre dans l’autre. 

Comment s’y articulent les différentes  
activités ? 

Le projet artistique que nous avons développé collective-
ment depuis 2012 consiste à maintenir un lieu assez 

« Nous voulons pouvoir accueillir le  
monde sans l’engloutir, être un lieu flexible 
sans être précaire, poreux sans être dilué, 
ouvert tout en étant cohérent. »

Carte Blanche  Entretien

Casa do 
Povo

Faire surgir l’imprévu

L’Echo, Nacera Belaza, 
2025, p. 69
 
Les Ombres, Nacera 
Belaza, 2025, p. 123
 
Untitled.1, Nacera  
Belaza, Ballet de l’Opéra 
de Lyon, 2025, p. 127
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poreux, où l’on esquive les catégorisations traditionnelles : 
on ne se pose pas la question de savoir ce qui est culturel, 
artistique ou social, amateur ou professionnel. Nous pré-
férons penser un lieu dont le programme est dicté par des 
valeurs, une histoire, des urgences et non par une grille de 
programmation. Qu’est-ce qu’un art engagé, populaire et 
expérimental aujourd’hui ? Comment notre histoire nous 
invite à penser ces formes-là et adapter le lieu ? Pour 
répondre à cela, nous avons conçu plusieurs façons de 
travailler, entre ce que nous impulsons, ce que nous 
accueillons et ce que nous écoutons. D’abord, nous invi-
tons des artistes pour des projets que nous commission-
nons ; nous menons aussi des actions pédagogiques et 
publions un magazine. Ensuite, nous accueillons une ving-
taine de groupes qui ont la clé du lieu et en partagent la 
gestion et la programmation. C’est rare d’avoir la clé d’un 
lieu et cela a bien évidemment un sens politique. Ce sont 
des associations de quartier, la chorale yiddish bien sûr, 
une chorale coréenne, une coopérative bolivienne de 
mode, des activistes, une académie de boxe populaire, une 
clinique de psychanalyse, des groupes de danse, de 
théâtre ou d’art visuel. Enfin, il y a un troisième volet, qui 
relève de l’écoute active : quels sont les besoins du quar-
tier et des usagers et comment pouvons-nous y répondre 
à partir de ce que nous sommes ? Cela crée des frictions 
et des tensions, ce que nous appelons l’articulation com-
munautaire. 

À l’invitation du Festival d’Automne, vous 
allez investir la Maison des Métallos à  
Paris. Comment délocaliser ce mode de 
fonctionnement si particulier ?

En tant que lieu diasporique, nous devons pouvoir voyager. 
Que reste-t-il d’un centre d’art lorsqu’on lui retire son 
espace ou sa programmation ? Dans notre cas, je pense 
qu’il reste des façons de faire, reliées à des valeurs. C’est 
cela que nous voulons amener. Nous pensons aussi que la 
meilleure façon de faire voyager la maison du peuple, c’est 
de faire voyager le peuple de la maison, les groupes qui 
nous accompagnent. Une douzaine de projets vont donc se 
déployer à la Maison des Métallos : initiatives propres (le 
film de Yael Bartana ou la pièce de MEXA, que nous avons 
commissionnés) ou groupes résidents, comme l’académie 
de boxe – l’un des lieux importants de la Casa do Povo – ou 
le Parquinho Gráfico qui travaille autour du design gra-
phique et compte parmi les groupes qui ont la clé. Nous 
créerons également un espace d’accueil pour les parents 
et enfants, développé par Graziela Kunsch, une artiste 
proche de la Casa do Povo. En plus de ce « sol commun », 
nous jouons sur la figure de l’hôte et la polysémie du mot en 
français : le Festival d’Automne a demandé à la Maison des 
Métallos de nous donner la clé, nous la prenons et la remet-
tons au Festival qui, pour la première fois, aura un siège 
temporaire. C’est notre façon de faire communauté et d’ha-
biter un lieu dont l’histoire dialogue avec la nôtre.

Qui va former cette communauté ? 
Les groupes qui vont implanter leurs activités à la Maison 
des Métallos le feront en collaboration avec des acteurs 
du territoire francilien : clubs de boxe, ateliers graphiques, 
acteurs de la petite enfance, etc. L’enjeu est d’arriver à 
avoir un ancrage local, mais aussi de provoquer des dépla-
cements, des malentendus, des gestes inattendus. C’est le 
rôle de l’art, de parfois créer de l’ambiguïté. Nous travail-
lons comme cela à la Casa do Povo : on décentralise les 
décisions sans perdre la cohérence. Il est important que 
chaque groupe travaille en toute indépendance, active ses 
publics et ses communautés : l’œuvre de Yael Bartana peut 
attirer le public de l’art contemporain ; la boxe, faire venir 
des gens du sport antifasciste ; un lieu d’accueil pour les 
parents du quartier avec leurs enfants. Ces communautés 
créent finalement un public. Cela rend possible des ren-
contres improbables qui seront, nous l’espérons, à la base 
de ce lieu de vie. 

C’est un lieu qui est donc ouvert à l’imprévu ?
Nous créons un cadre, un lieu dont on ne veut pas limiter 
le potentiel. Pour nous, c’est important que l’imprévu 
puisse surgir. Nous voulons pouvoir accueillir le monde 
sans l’engloutir, être un lieu flexible sans être précaire, 
poreux sans être dilué, ouvert tout en étant cohérent. Mais 
souvent, les gestes viennent avant les mots. Nous pour-
rons donc vérifier après cette Carte Blanche si de nou-
veaux mots ont surgi pour évoquer ces gestes qu’on 
espère réaliser à Paris, en gardant en tête cette phrase de 
l’écrivaine brésilienne Clarice Lispector : « Se perdre est 
aussi un chemin possible ».

Propos recueillis par Vincent Théval, mars 2025

Carte Blanche Casa  
do Povo, p. 49
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La vertigineuse histoire d’Orthosia
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Faustus in Africa!
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Lia Rodrigues, Borda

55
Bouchra Khalili, Astérismes (Fig. 1 à 3)

The Circle (2023)
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Programme d’ouverture  Danse  Performance

Trajal Harrell
the collection 

Spectacle en déambulation avec un nombre limité de places 
assises. Première mondiale

Lieu à venir	 4 – 6 septembre

	 Informations et réservation  
	 sur festival-automne.com	

Chorégraphie, costumes et son Trajal Harrell. Avec Vânia Doutel 
Vaz, Maria Ferreira Silva, Challenge Gumbodete, Trajal Harrell, New 
Kyd, Perle Palombe, Stephen Thompson, Songhay Toldon, Ondrej 
Vidlar. Dramaturgie Sara Jansen. Scénographie Nadja Sofie Eller, 
Trajal Harrell. Lumière Stéfane Perraud, Trajal Harrell. Direction 
technique et son Santiago Latorre. Production, relations internatio-
nales et management Björn Pätz. 

Le Festival d’Automne à Paris est coproducteur de ce spectacle.

Deux ans après le Portrait qui lui était confié, Trajal Harrell 
poursuit son dialogue avec la danse expérimentale du 
Japonais Tatsumi Hijikata en convoquant les années 
intenses de son studio tokyoïte. La propension du choré-
graphe étatsunien à saper les grandes formes par une 
approche mineure trouve, dans the collection, un nouvel 
aboutissement.

À la recherche d’une expérience véritable de la danse, 
Tatsumi Hijikata fonde à Tokyo dans les années soixante, 
un lieu de vie et de travail : l’Asubesuto-kan (Asbestos Hall). 
De nombreux artistes s’y croisent, créent, dorment, boivent 
et débattent, donnant naissance à ce qui restera comme 
l’un des moments les plus marquants de la danse contem-
poraine au Japon. De retour des grands plateaux, Trajal 
Harrell réactive l’esprit intense et expérimental de ce stu-
dio lors de soirées performatives uniques, libres et pluridis-
ciplinaires, entouré d’artistes complices. De ce processus 
ouvert, vécu sous le regard du public, naît the collection. 
Autant d’instantanés d’une création ouverte au hasard, au 
risque et aux rencontres, brouillant la frontière entre 
recherche et résultat ; autant de témoignages d’une quête 
de sophistication, menée jusque dans la façon de présen-
ter le travail.

Programme d’ouverture  Performance participative

Lygia Pape 
Divisor 

Durée : 1h. Re-création

Espace public 	 13 – 14 septembre 

	� Accès libre. Informations sur festival- 
automne.com et pinaultcollection.com

Pinault Collection et le Festival d’Automne à Paris présentent  
ce projet en partenariat. 

Manifestation organisée dans le cadre de la Saison Brésil-France 
2025. 

Figure emblématique de l’avant-garde brésilienne, Lygia 
Pape a marqué l’histoire de l’art par une œuvre mêlant per-
formance, participation et exploration sensorielle, toujours 
ancrée dans les réalités sociales. Pour l’ouverture du 
Festival d’Automne, une de ses premières expériences col-
lectives invite les passantes et passants à plonger dans 
l’univers audacieux de l’artiste.

En 1968, Lygia Pape avait réuni une centaine de personnes 
venues de différents quartiers de Rio de Janeiro — des 
enfants des favelas aux classes moyennes — pour les ras-
sembler sous un immense drap blanc de vingt mètres sur 
vingt, percé de trous par lesquels seules leurs têtes émer-
geaient. Cette foule d’êtres humains, la tête séparée du 
reste du corps, était unie par un même « vêtement » abolis-
sant toute hiérarchie sociale et distinction de classe. 
Pensée comme une œuvre joyeuse, reproductible et parti-
cipative, même en l’absence de l’artiste, Divisor offre une 
métaphore à la fois lyrique et politique du « tissu social ». 
Créée dans un Brésil muselé par la dictature militaire, 
cette pièce inclassable devient une procession libre. Sa 
réactivation dans les rues de Paris entre en écho à l’expo-
sition Lygia Pape, présentée à la Bourse de Commerce – 
Pinault Collection.

Programme d’ouverture

“At Asbestos Hall, we didn’t just dance. We lived, we suffered, we died and were 
reborn in the space of each movement. Asbestos Hall was a place where life and 
dance were indistinguishable. Every movement was an exploration of self, an  
immersion in the invisible. It was a space where you lost yourself in order to find 
yourself.”

« À Asbestos Hall, on ne se contentait pas de danser. On vivait, on souffrait, on  
mourait – et renaissait – à chaque mouvement. La danse et la vie s’y confondaient, 
indissociables. Chaque geste était une traversée de soi, une plongée dans l’invisible. 
C’était un lieu où l’on se perdait pour mieux se retrouver. »

	 — �Kō Murobushi, à propos du studio de Tatsumi Hijikata,  
inspiration de Trajal Harrell pour the collection.
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En septembre 2023, Mathis, un écolier de 9 ans près de 
Charleroi, subit les insultes racistes de ses camarades. En 
réaction, il entre dans une colère jugée incontrôlable par 
l’école, qui décide d’appeler la police. À son arrivée, sa mère 
Rita, découvre son fils plaqué au sol par un agent de police.

À partir de cet acte de violence raciste, l’autrice et met-
teuse en scène Laurène Marx, spécialiste du seule en 
scène, et Bwanga Pilipili, comédienne, autrice et metteuse 
en scène, choisissent de raconter l’histoire à travers le 
parcours de la mère, Rita, une femme d’affaires camerou-
naise devenue aide-ménagère. Comment le regard blanc 
participe-t-il à la construction d’une vision réductrice et 
objectivante des femmes ? L’autrice interroge un parcours 
identitaire qui ne lui appartient pas, en en explorant les 
zones de trouble et de projection. La singularité du spec-
tacle réside dans la rencontre de trois regards : celui d’une 
mère, au cœur de l’histoire ; celui d’une actrice, observa-
trice et elle-même victime de discrimination ethno-raciale ; 
et celui d’une autrice trans blanche, qui apporte sa propre 
réflexion sur la blanchité. Trois perspectives qui se 
croisent, unies par une même expérience de fétichisation 
et de déshumanisation. À partir d’entretiens menés avec 
Rita Nkatbanyang, Laurène Marx et Bwanga Pilipili ciblent 
un racisme systémique qui étouffe une femme dans son 
travail tout comme il étouffe son fils au sol.

Théâtre

Laurène Marx
Portrait de Rita 

Durée : 1h30. À partir de 16 ans. Ce spectacle contient des 
descriptions de violences sexistes, sexuelles, conjugales et à 
caractère racistes. Première mondiale 

Théâtre Ouvert 	 11 — 30 septembre 

	 Lun. mar. mer. 19h30, jeu. ven. 20h30, 
	 sam. 20h, relâche dim. 
	 8 € à 20 € | Abo. 8 € à 14 €

Texte et mise en scène Laurène Marx. Texte conçu à partir 
d’entretiens de Rita Nkatbanyang menés par Laurène Marx, Bwanga 
Pilipili. Avec Bwanga Pilipili. Lumières Kelig Le Bars. Création 
musicale Maïa Blondeau avec la participation de Nils Rougé. 
Collaboration artistique Jessica Guilloud. 

Théâtre Ouvert et le Festival d’Automne à Paris sont coproducteurs 
de ce spectacle et le présentent en coréalisation.

Trente ans après sa création, le plasticien sud-africain 
William Kentridge et la Handspring Puppet Company réac-
tivent leur Faustus in Africa!. Derrière son esthétique tein-
tée de nostalgie, cette irrévérencieuse relecture de 
Goethe est toujours d’une brûlante actualité.

Initiée au lendemain de l’abolition de l’apartheid, la collabo-
ration entre les acteurs et marionnettistes sud-africains de 
la Handspring Puppet Company, et leur compatriote William 
Kentridge, plasticien majeur venu du théâtre, a donné nais-
sance entre 1992 à 2001 à quatre spectacles. Trente ans 
après sa création, voici qu’ils recréent ce Faustus in Africa!, 
iconoclaste relecture du mythe goethéen. L’univers visuel 
de Kentridge, où les projections fixes et animées de ses 
dessins se répondent, frappe toujours par sa puissance 
nostalgique. Il y montre le safari d’un Faust cupide et cor-
rompu à travers une Afrique coloniale dont il consomme 
toute la richesse. Évoquant la fièvre extractrice et la poli-
tique dominante dans l’actuelle Afrique du Sud, comme 
dans le reste du monde, le message de ce classique du 
théâtre de marionnettes reste malheureusement d’actua-
lité : irons-nous jusqu’à nous trahir et sceller un pacte dia-
bolique pour assouvir l’appétit de gain immédiat ? Sur le 
plateau, le face-à-face des marionnettes et des interprètes 
ne rend ses questionnements que plus troublants.

Théâtre 

William Kentridge,  
Handspring Puppet 
Company
Faustus in Africa!

Durée : 1h30. En anglais, surtitré en français. Re-création 

Théâtre de la Ville 	 11 — 19 septembre 
– Sarah Bernhardt 	

	 Lun. au ven. 20h, sam. 15h et 20h,  
	 relâche dim. 
	 8 € à 40 € l Abo. 8 € à 33 €

Mise en scène William Kentridge. Collaboration artistique à la mise 
en scène Lara Foot. Conception et direction des marionnettes 
Adrian Kohler, Basil Jones (Handspring Puppet Company). Direction 
associée des marionnettes et des répétitions Enrico Dau Yang Wey. 
Scénographie Adrian Kohler, William Kentridge. Animation William 
Kentridge. Construction marionnettes Adrian Kohler, Tau Qwelane. 
Costumes marionnettes Hazel Maree, Hiltrud von Seidlitz, Phyllis 
Midlane. Effets spéciaux Simon Dunckley. Conception des décors 
Adrian Kohler. Construction des décors Dean Pitman pour 
Ukululama Projects. Peinture et habillage des décors Nadine 
Minnaar pour Scene Visual Productions. Traduction Robert David 
Macdonald. Texte additionnel Lesego Rampolokeng. Musique 
James Phillips, Warrick Sony. Conception sonore Simon Kohler. 
Éclairagiste et régisseur de production Wesley France. Régisseuse 
plateau et opératrice vidéo Thunyelwa Rachwene. Régisseur son 
Tebogo Laaka. Contrôleuse vidéo Kim Gunning. Technicienne 
plateau Lucile Quinton. Avec Eben Genis, Atandwa Kani, Mongi 
Mthombeni, Wessel Pretorius, Asanda Rilityana, Buhle Stefane, 
Jennifer Steyn. 

Le Théâtre de la Ville-Paris et le Festival d’Automne à Paris sont 
coproducteurs de ce spectacle et le présentent en coréalisation. 

Felwine Sarr
École du soir,  
Une vie commune
Invité intellectuel du Centre Pompidou et du Festival d’Automne

Cosmopolitique de l’hospitalité

Théâtre de la Ville 	 14 septembre 
– Sarah-Bernhardt

Dignité des morts, communauté des vivants

MC93 – Maison de la Culture 	 2 novembre 
de Seine-Saint-Denis

Face à la crise planétaire de la mutualité

mk2 Bibliothèque × Centre Pompidou	 14 décembre

Gratuit sur réservation. 

Les dates et lieux des Ateliers du sensible seront annoncés  
sur festival-automne.com et centrepompidou.fr

En partenariat avec la Résidence Tallard, le Théâtre de la Ville-Paris, 
la MC93 – Maison de la Culture de Seine-Saint-Denis, mk2 
Bibliothèque × Centre Pompidou, La Casa do Povo, La Maison des 
Métallos, Fauvettes City Club, Les Chichas de la pensée,  
Choc-bazar,…

Le Centre Pompidou et le Festival d’Automne à Paris sont 
coproducteurs de ce projet et le présentent en coréalisation.  
Dans le cadre du programme Constellation du Centre Pompidou.

En novembre 2023, le Festival d’Automne accueillait 
Angela Davis pour une rencontre publique où la réflexion 
sur l’actualité des arts croisait les enjeux politiques mon-
diaux. De cette rencontre naît aujourd’hui l’idée d’une 
École du soir, conçue avec le Centre Pompidou et en com-
plicité avec le penseur et économiste sénégalais Felwine 
Sarr, autour d’une question centrale : « Une vie commune ».

Fort d’une longue tradition de conférences, de débats et 
dialogues d’idées, le Centre Pompidou incarne depuis les 
années 1970 un lieu majeur de la pensée vivante à Paris. 
Dans ce même esprit, le Festival d’Automne imagine un 
nouveau format : une École du soir populaire, ouverte sur 
les imaginaires, les œuvres et les questionnements de 
l’édition 2025. Pensée comme un espace de transmission 
non-académique qui fait circuler les savoirs, non pour les 
figer mais pour les faire vibrer. Ce cycle s’ouvre à toutes 
celles et ceux qui cherchent, questionnent, inventent – loin 
des cloisonnements mais au plus près des voix, des gestes 
et des récits du monde.
		  Articulée en trois temps dans plusieurs lieux diffé-
rents, chacune de ces séquences se déploie en deux for-
mats. D’un côté, de grandes rencontres pluridisciplinaires 
réunissent Felwine Sarr et des figures majeures de la pen-
sée et de la création contemporaine. De l’autre, des « ate-
liers du sensible » prennent forme avec d’autres artistes et 
d’autres pratiques, en lien étroit avec les dynamiques 
locales et les réseaux associatifs qui traversent les terri-
toires. 

La présence africaine dans le monde s’est souvent inscrite dans une quête de recon-
naissance, marquée par une histoire de dépossessions. Aujourd’hui, les enjeux du 
monde obligent à penser une présence contributive mobilisant les ressources des 
humanités africaines — intellectuelles, éthiques, culturelles — pour penser et façon-
ner le destin commun. À l’heure où s’accentuent les divisions et fractures internatio-
nales, les fascismes et idéologies suprémacistes, où le capitalisme prédateur creuse 
les inégalités et où l’angoisse du délitement pèse sur les consciences, comment pen-
ser la possibilité d’une vie commune à l’échelle planétaire ?
	 — Felwine Sarr
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Carte Blanche  
Casa do Povo

Depuis quatre ans, le Festival  
d’Automne ouvre sa programmation 
à des artistes ou collectifs, posant 
un geste à la fois artistique et  
politique. La Carte Blanche devient 
un terrain d’expérimentation,  
propice aux croisements  
d’esthétiques, à la circulation des 
idées et du public.  
Durant trois semaines, le Festival 
invite la Casa do Povo, singulier 
centre d’art brésilien, à investir la 
Maison des Métallos dans le  
11e arrondissement de Paris. À cette 
occasion, le Festival d’Automne 
expérimente de nouvelles formes 
de convivialité, et inaugure pour la 
première fois un QG, ouvert aux 
bouleversements et à une réinven-
tion collective.

Manifestation organisée dans le  
cadre de la saison Brésil-France 2025

La Maison des Métallos 	
13 – 28 septembre

Avec la participation des artistes et 
collectifs : MEXA, Yael Bartana, 
Graziela Kunsch, Lia Rodrigues, 
Carolina Bianchi, Gabriela Carneiro 
da Cunha,…

La Carte Blanche Casa do Povo  
se construit entre autres avec les 
associations et structures  
brésiliennes : Boxe Autônomo, le 
Village Guarani Mbya de la Tenondê 
Porã, et le Publication Studio SP / 
Parquinho Gráfico. Pour débuter un 
nouveau dialogue avec le territoire 
francilien, le Festival et la  
Maison des Métallos collaborent 
avec le Ménil Boxing Club 1971, le 
KRUMPFEST, la Maison des  
Petits du CENTQUATRE-PARIS, et 
Publication Studio Paris / After 8 
Books…

Programme détaillé sur festival-automne.com  
et maisondesmetallos.paris

Sous la forme d’un stand-up triste, caractéristique du 
théâtre épuré de Laurène Marx, Jag se tient seule devant 
un micro qui la sépare du public, elle raconte son retour 
dans son milieu d’origine, celui de la classe populaire 
blanche iséroise.

Jag et Johnny est une rencontre : celle de la langue de 
Laurène Marx et de l’oralité de la comédienne Jessica 
Guilloud. Sans céder au misery porn, Jessica évoque ces 
lieux de l’enfance — chambres d’adolescentes, salons de 
grands-parents, salles des fêtes — où elle se sent à l’aise, 
tout en sachant qu’elle n’y appartient plus. Oscillant entre 
l’histoire traumatique de sa chienne Johnny et son propre 
parcours, elle interroge la culpabilité née du rejet de sa 
culture d’origine. Par la virulence du récit et la précision de 
son adresse, Laurène Marx se détache de la vision sociolo-
gique du transfuge de classe et de son lexique universitaire, 
mettant en lumière le fait qu’on ne passe pas infailliblement 
d’une classe sociale à l’autre comme sur un tremplin mais 
qu’on peut parfois rester coincé, entre les deux.

Danse 

Lia Rodrigues
Borda

Durée estimée : 1h. Ce spectacle comporte des scènes de nudité. 
Création 2025

CENTQUATRE-PARIS 	 12 — 17 septembre 

	 Ven. au mer. 21h, relâche lun. 
	 8 € à 30 € l Abo. 8 € à 24 €

Chaillot – Théâtre national 	 19 — 21 septembre 
de la Danse 	  

	 Ven. 19h30, sam. 17h, dim. 15h 
	 8 € à 24 € l Abo. 8 € à 19 €

L’Azimut 	 24 septembre 

	 Mer. 20h30  
	 8 € à 20 € | Abo. 8 € à 14 €

Chorégraphie Lia Rodrigues. Dansé et créé en collaboration avec 
Leonardo Nunes, Valentina Fittipaldi, Andrey da Silva, David Abreu, 
Raquel Alexandre, Daline Ribeiro, João Alves, Cayo Almeida, Vitor 
de Abreu. Assistante à la création Amalia Lima. Dramaturgie Silvia 
Soter. Collaboration artistique et images Sammi Landweer. Création 
lumières Nicolas Boudier. Régie générale et lumière Magali Foubert, 
Baptistine Méral. Direction de production et diffusion Colette de 
Turville. Chargée de production Astrid Toledo. Production et 
diffusion Brésil Gabi Gonçalves – Corpo Rastreado. Secrétariat et 
administration Gloria Laureano. Professeurs Amalia Lima, Leonardo 
Nunes, Valentina Fittipaldi, Andrey Silva.

Le CENTQUATRE-PARIS, Chaillot – Théâtre national de la Danse et 
le Festival d’Automne à Paris sont coproducteurs de ce spectacle et 
le présentent en coréalisation.
Avec le soutien de la Fondation d’entreprise Hermès. Manifestation 
organisée dans le cadre de la Saison Brésil-France 2025. 

La chorégraphe brésilienne Lia Rodrigues est de retour 
avec Borda, création qui marque et célèbre les 35 ans 
d’existence de la Lia Rodrigues Companhia de Danças, 
installée dans la favela de Maré à Rio de Janeiro depuis 
2004. 

Inspirée par la polyvalence du terme « borda » en portugais 
– qui signifie à la fois « frontière », « confins », « seuil », 
« limite », « barrière », mais aussi « rêve » et « fantasme » – 
Lia Rodrigues invite à dépasser la perception des fron-
tières comme simple espace physique générateur 
d’exclusion. Borda fait renaître sur scène des costumes et 
des objets d’archive issus des spectacles emblématiques 
créés par la compagnie au cours de ses 35 ans d’exis-
tence. À la recherche de nouveaux territoires poétiques et 
utopiques, neuf interprètes se laissent porter par flux 
nomades et tissent un organisme-broderie mis en mouve-
ment par l’interdépendance et la fluidité des altérités. À 
l’image d’une lisière, la porosité des frontières mentales et 
physiques fabrique une fiction où rêve, fantasme et méta-
morphose s’entrelacent, dévoilant sous une autre lumière 
les tissus de la réalité.

Théâtre

Laurène Marx
Jag et Johnny

Durée : 1h 

Théâtre Ouvert 	 13, 20 et 27 septembre 

	 Sam. 18h 
	 8 € à 20 € | Abo. 8 € à 14 €

Texte Laurène Marx, Jessica Guilloud (dite Jag), d’après l’histoire  
de Jessica Guilloud. Mise en scène Laurène Marx. Avec Jessica 
Guilloud.

Théâtre Ouvert et le Festival d’Automne à Paris présentent ce 
spectacle en coréalisation.
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Créée en 1946 dans le quartier de Bom Retiro à 
São Paulo par une constellation d’associations 
juives antifascistes, la Casa do Povo s’est cons
truite à la fois comme un centre culturel et un lieu 
dédié au souvenir des morts de la Shoah. Le « plus 
jamais ça » y a pris la forme d’un projet militant, un 
lieu ouvert à l’altérité radicale, à l’urgence des 
luttes contemporaines, aux minorités, aux alterna-
tives. Au fil des décennies, des activités très diffé-
rentes y ont été déployées : une chorale yiddish, 
une école constructiviste, un journal engagé, un 
théâtre expérimental et populaire. Pendant la 
période de la dictature militaire au Brésil (1964-
1985), la Casa do Povo a naturellement été le lieu 
de toutes les résistances et avant-gardes.
	 Depuis le début des années 2010, cette mai-
son du peuple (traduction littérale de Casa do 
Povo) s’est réinventée, en fidélité à une ligne poli-
tique antifasciste et un mode de fonctionnement 
fluide qui induit des pratiques bien différentes de 
celles souvent associées aux centres d’art. Les 
œuvres commissionnées et les programmes – 
notamment pédagogiques – développés par la 
Casa do Povo coexistent avec l’usage qu’une 
vingtaine de collectifs associés ont du lieu : aca-
démie de boxe populaire, studio d’imprimerie, cli-
nique de psychanalyse, coopérative de mode ou 
chorales. Peu importe qu’elles y aient une activité 
professionnelle ou amateur, sociale, artistique ou 
culturelle : ces distinctions n’opèrent pas ici. Elles 
disposent des clés du lieu, participent à sa ges-
tion et à sa programmation.

C’est cette organisation flexible et décentralisée 
que la Casa do Povo souhaite mettre en place à la 
Maison des Métallos. Quels mouvements naissent 
d’une invitation faite à un lieu si singulier par un 
Festival réputé sans lieu ? Elles créent à la fois du 
commun et de l’inédit, sur la foi d’un parti pris 
fort : le processus et les propositions, les moyens 
et la fin, ont une importance égale. La Carte 
Blanche embrasse des projets très différents, où 
se prolongeront les conversations engagées en 
amont entre les collectifs brésiliens qui seront du 
voyage et leurs correspondants à Paris et en Île-
de-France. Une cuisine, une académie de boxe 
temporaire, un atelier d’impression de fanzines et 
un lieu d’accueil parents-enfants – projet porté 
par l’artiste brésilienne Graziela Kunsch – cohabi-
teront avec les propositions artistiques program-
mées par la Casa do Povo mais aussi par le 
Festival d’Automne.

Là réside un peu de la beauté de cette Carte 
Blanche, animée par une haute idée de l’hospita-
lité : si nous avons demandé à la Maison des 
Métallos de donner la clé à la Casa do Povo, cette 
dernière nous la confie à son tour et le Festival 
aura, pour la première fois, un lieu d’accueil tem-
poraire. Nous vous y attendons pour goûter 
ensemble à la joie du temps présent, du collectif 
et des solidarités politiques. 

Ateliers de boxe 
Spectacles 

Cuisine partagée 
Débats, Rencontres

Impression de fanzines 
Ateliers, Projections

Lieu d’accueil  
parents-enfants 

Krump 
Installations...

Carte Blanche  Casa do Povo 

Yael Bartana, Mir Zaynen Do! (We Are Here!), 2024, traduction du yiddish.

  מיר זײַנען דאָָמיר זײַנען דאָָ!!
Nous sommes là !
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Cinéastes et artistes, Joana Hadjithomas et Khalil Joreige 
explorent photographie, installations et vidéo. Dans cette 
performance, il et elle nous plongent dans la vertigineuse 
histoire du camp de Nahr el Bared, où réapparaissent les 
vestiges d’une cité romaine disparue, révélant un passé 
oublié par les guerres et le temps.

Cette histoire se déroule au nord du Liban dans un camp 
de réfugiés, établi hâtivement pour accueillir des familles 
palestiniennes fuyant la Nakba de 1948. Des années plus 
tard, en 2007, une guerre éclate entre l’armée libanaise et 
un groupe islamiste récemment infiltré, entraînant la des-
truction du camp. C’est à ce moment qu’apparaissent les 
premiers vestiges d’Orthosia, une antique cité romaine 
ensevelie par un tsunami en 551 AD, disparue depuis, cher-
chée en vain pendant quinze siècles. Comment faire face 
à cette découverte majeure, si y faire des fouilles implique 
un second déplacement de familles réfugiées ? Avec cette 
performance, Joana Hadjithomas et Khalil Joreige nous 
entraînent dans un palimpseste des cycles constants de 
constructions et de destructions, de narrations possibles 
dévoilant les cités invisibles et les vestiges de mondes 
souterrains. Pleine de (dis)continuités, de bouleverse-
ments et de régénérations, cette performance vertigi-
neuse nous plonge soudainement dans un passé 
particulièrement proche du présent.

Théâtre

Émilie Rousset
Affaires Familiales 

Durée : 2h30. En français, italien, portugais et espagnol,  
traduit en français. Ce spectacle comporte des descriptions de 
violences sexuelles et de violences de genre. Création 2025 

Théâtre de la Bastille 	 19 septembre – 3 octobre 

	 Lun. au ven. 19h30, sam. 17h,  
	 relâches mer. 24 sept. et dim. 
	 8 € à 26 € l Abo. 8 € à 19 €

Conception, écriture, mise en scène Émilie Rousset. Avec Saadia 
Bentaïeb, Antonia Buresi, Teresa Coutinho, Ruggero Franceschini, 
Emmanuelle Lafon, Núria Lloansi, Manuel Vallade. Conception du 
dispositif scénographique Nadia Lauro. Musique Carla Pallone. 
Collaboration à l’écriture Sarah Maeght. Création lumière Manon 
Lauriol. Cheffes opératrices Alexandra de Saint Blanquat, Joséphine 
Drouin Viallard. Cadreur additionnel Italie Tommy. Cadreuse 
additionnelle Espagne Maud Sophie. Montage Carole Borne, avec le 
renfort de Gabrielle Stemmer. Assistante à la mise en scène Elina 
Martinez. Dispositif son et vidéo Romain Vuillet. Régie plateau et 
générale Jérémie Sananes. Le texte de la pièce est écrit à partir 
d’entretiens réalisés notamment avec (en cours) Fabíola Cardoso, 
Davide Chiappa, Anne Lassalle, Caroline Mécary, Lilia Mhissen, 
Pauline Rongier, Hansu Yalaz. 

Le Théâtre de la Bastille et le Festival d’Automne à Paris présentent 
ce spectacle en coréalisation.

Après Reconstitution : Le Procès de Bobigny et Rituel 4 : Le 
Grand Débat, Émilie Rousset poursuit son exploration de 
nos archives contemporaines à partir de rencontres avec 
des avocates et des justiciables en Europe.

Avec Affaires Familiales, elle retrace des récits intimes 
confrontés au droit et questionne la justice comme espace 
de transformation de la parole. Sur scène, sept interprètes 
européens et européennes rejouent ces rencontres : une 
avocate spécialisée dans les enlèvements d’enfants, une 
avocate experte en droit des familles LGBTQIA+, le père 
italien d’un enfant né par GPA, une policière catalane des 
Mossos d’Esquadra, des dénonciations d’incestes réduites 
au silence, des victoires devant la Cour européenne des 
droits de l’homme. Fidèle à sa démarche, Émilie Rousset 
joue des juxtapositions et décalages entre le document et 
sa représentation dans un dispositif scénique qui met en 
perspective projection vidéo, jeu des interprètes et regard 
du public. Elle nous invite au plus près de ces dossiers où 
chaque situation jugée met au défi la justice et interroge 
notre société toute entière.

Performance  Installation

Joana Hadjithomas, 
Khalil Joreige
La vertigineuse histoire 
d’Orthosia

Durée : 1h15

Lafayette Anticipations 	 20 – 21 septembre 
Fondation Galeries Lafayette 

	 Sam. 19h, dim. 15h 
	 8 € et 15 € l Abo. 8 €

Un projet de Joana Hadjithomas, Khalil Joreige. Archéologue Hadi 
Choueri. Recherche Maissa Maatouk. Image Talal Khoury, Joe 
Saade, Khalil Joreige. Montage vidéo Tina Baz, Cybele Nader. 
Animation Laurent Brett. Animation 3D Maissa Maatouk. Montage 
son et mixage Cherif Allam, Rana Eid (Studio DB). Musique Charbel 
Haber, The Bunny Tylers. Studio manager Tara El Khoury Mikhael.

Lafayette Anticipations et le Festival d’Automne à Paris présentent 
ce spectacle en coréalisation. 
Dans le cadre du festival Échelle Humaine de Lafayette  
Anticipations. 

Eu não vou fazer nenhum milagre essa noite. 
Eu não vou transformar nenhuma matéria em outra coisa. 
Tudo já é o que você vê. 
Você só precisa aprender a olhar direito.

Je ne vais faire aucun miracle ce soir.
Je ne vais transformer aucune matière.
Tout est déjà ce que tu vois.
Tu as juste besoin d’apprendre à bien regarder.

Carte Blanche  Théâtre

MEXA
The Last Supper

Durée : 1h30. Ce spectacle comporte des scènes  
de nudité. Première française

La Maison des Métallos 	 18 – 27 septembre 

	� Informations et réservation 
sur festival-automne.com et 
maisondesmetallos.paris

Création MEXA. Mise en scène et dramaturgie João 
Turchi. Interprètes et cocreation Aivan, Alê Tradução, 
Dourado, Patrícia Borges, Suzy Muniz, Tatiane Arcanjo, 
Veronika Verão. Création et performance vidéo, 
direction technique Laysa Elias. Assistant à la mise en 
scène, assistant mouvement et performeur Lucas 
Heymanns. Composition sonore, musique originale et 
performance Podeserdesligado. Création lumière et 
performance Iara Izidoro. Direction de production 
Francesca Tedeschi (Casa do Povo). Direction 
artistique Lu Mugayar. Costumes Anuro Anuro, Cacau 
Francisco. Scénographie Vão. Direction vocale 
Dourado. Contributeurs au processus créatif Anita 
Silvia, Daniela Pinheiro, Gustavo Colombini. Collabora-
tion dramaturgique Olivia Ardui. Consultant recherche 
artistique Guilherme Giufrida. 

La Maison des Métallos et le Festival d’Automne à Paris 
présentent ce spectacle en coréalisation. 

Un groupe de personnes se réunit autour d’une 
table pour un dernier repas. L’un d’eux annonce sa 
mort imminente. Inspiré par la Cène, le collectif 
MEXA convie le public de la Carte Blanche Casa 
do Povo à une performance-banquet, interro-
geant la mémoire des disparus et la nécessité de 
raconter leurs histoires.

Fondé en 2015 après la montée des violences de 
genre dans les refuges pour sans-abris de São 
Paulo, MEXA est installé en résidence à la Casa 
do Povo. Au fil des ans, certains membres ont dis-
paru. The Last Supper s’intéresse à la Bible pour 
explorer, à partir de vécus personnels, les notions 
de mort et de résurrection. Autour d’une longue 
table, le groupe se prépare à sa fin en partageant 
la nourriture avec le public. Comment avancer 
seul quand le collectif n’existe plus ? Qui raconte 
l’histoire des corps réduits au silence ? Au fil des 
plats et des récits, les vies des performeurs et per-
formeuses se mêlent à des références religieuses : 
la transformation du corps du Christ et la transition 
de genre, la présence montante des églises évan-
géliques au Brésil, la précarité de la vie et la pro-
messe de faire vivre, tels de nouveaux évangélistes, 
l’histoire des autres après leur départ. MEXA fait 
du théâtre un rituel vivant, où la scène devient un 
espace de partage et de mémoire, mêlant célébra-
tion, transmission et solidarité.
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Depuis des années, Ellen Fullman tend de longues cordes, 
marche entre elles, y frotte ses doigts enduits de résine – 
comme un archet manuel –, ressent intensément leur 
vibration et délivre sous l’onde souveraine des sons 
infimes. Deux œuvres prolongent, avec les cordes du 
JACK Quartet ou avec l’électronique de Konrad Sprenger, 
cet instrument singulier, qui relève aussi de l’installation.

En 1983, à New York, Ellen Fullman crée son premier Long 
String Instrument, à l’occasion d’une exposition collective. 
Dès lors, elle manifeste le plus grand soin dans le choix 
des matériaux, dans la longueur et la tension des cordes, 
à hauteur de sa taille, dans les rapports qu’y entretiennent 
les sons et dans l’efficience du résonateur qui nous les 
donne à entendre. Expérience sensorielle et émotionnelle, 
son œuvre, entre composition et performance, suscite un 
temps qui paraît suspendu et qui vibre pourtant, à chaque 
instant. Le corps, la main et la marche s’accordent à la 
moindre résonance. La musique se fait sculpture et génère 
un espace unique, comme si nous nous trouvions au sein 
même d’un violon, d’un alto ou d’un violoncelle. C’est pour-
quoi un quatuor à cordes ou des capteurs s’immiscent 
aisément dans le Long String Instrument. Par sympathie, 
dit-on en acoustique.

Portrait  Danse

François Chaignaud, 
Aymeric Hainaux 
Fracas × 7

Durée : 25 minutes suivies d’une rencontre. À partir de 9 ans. 
Première française

Librairie 7L 	 23 septembre 

	 Mar. 19h et 21h 
	 8 € à 20 € l Abo. 8 € à 15 € 

Conception et interprétation Aymeric Hainaux, François Chaignaud. 
Collaboration artistique Sarah Chaumette. Création costumes Sari 
Brunel. Régie générale et lumière Marinette Buchy. Régie son 
Patrick Faubert.

La Librairie 7L et le Festival d’Automne à Paris présentent ce 
spectacle en coréalisation, dans le cadre du programme Exquis de 
la Librairie 7L. 
Avec le soutien de Dance Reflections by Van Cleef & Arpels. 

 

Le chorégraphe François Chaignaud et le beatboxer 
Aymeric Hainaux tissent une alchimie physique et musi-
cale où son, voix et rythme s’entrelacent en une intensité 
performative inclassable. Fracas × 7 prolonge Mirlitons, 
explorant un langage corporel et sonore singulier.
 
Fracasser. Laisser résonner les voix, les pas, les corps qui 
frappent et qui pulsent. François Chaignaud et Aymeric 
Hainaux proposent une version alternative de ce duo tapa-
geur spécialement imaginée pour l’écrin du 7L. En réponse 
au livre Respirer. La puissance créatrice du souffle de 
Maurice Fréchuret choisi dans le cadre du programme 
Exquis, ils mettent l’accent sur l’impair « plus vague et plus 
soluble dans l’air / sans rien en lui qui pèse ou qui pose ». 
Leur fantaisie bruitiste, résolument polysémique et 
polyrythmique est accompagnée pour l’occasion d’une 
publication – correspondance facétieuse en vers de mirli-
tons, prenant la forme de strophes en heptasyllabes. En 
vers, en rythmes, en voix, en pas – l’irrégularité s’immisce 
dans tous les rouages, fait disjoncter tous les genres : le 
beatbox rencontre le chant lyrique, le larsen harmonique 
se frotte à la pastorale cannibale, pour le plus grand plai-
sir de nos oreilles.

Portrait  Musique 

JACK Quartet, 
Ellen Fullman, 
Konrad Sprenger

 

Bourse de Commerce 	 25 septembre 
– Pinault Collection	  

	� Informations et réservation sur festival- 
automne.com et pinaultcollection.com

Ellen Fullman, Energy Archive 2, pour instrument à cordes longues 
et le JACK Quartet (2025), commande du Festival d’Automne à 
Paris. Création mondiale. 
Durée estimée : 1h

JACK Quartet : Christopher Otto violon, Austin Wulliman violon, 
John Pickford Richards alto, Jay Campbell violoncelle 
Ellen Fullman instrument à cordes longues

Ellen Fullman, Konrad Sprenger, Kontaktmikrofone 1, pour 
instrument à cordes longues et électronique (2025). Création 
mondiale.
Durée estimée : 1h

Ellen Fullman instrument à cordes longues 
Konrad Sprenger live processing

Pinault Collection et le Festival d’Automne à Paris présentent ce 
concert en coréalisation. 
 

Arts visuels

Bouchra Khalili
Astérismes (Fig. 1 à 3)

Astérismes (Fig. 1) : The Tempest Society

T2G Théâtre de Gennevilliers, 	 25 septembre – 26 octobre 
Centre Dramatique National

Vernissage public	 Jeu. au dim. 11h à 19h (sauf pendant les  
24 septembre, 18h 	 heures de représentation). Également  
	 ouvert les mar. 21 et mer. 22 oct. 11h à 19h 
	 Entrée libre

Astérismes (Fig. 2) : The Circle and The Public Storyteller

Odéon Théâtre de l’Europe	 2 – 26 octobre 
—Berthier Paris 17

Vernissage public 	 Jeu. au dim. 11h à 19h. Également  
2 octobre, 18h	 ouvert les mar. 21 et mer. 22 oct. 11h à 19h 
	 Entrée libre

Astérismes (Fig. 3) : L’Écrivain public

Théâtre de la Ville – Sarah-Bernhardt	 22 octobre – 31 octobre

Vernissage public	 Lun. au dim. 11h à 19h 
21 octobre, 18h 	 Entrée libre

Artiste Bouchra Khalili. Commissariat Clément Dirié. 

Programme détaillé des rencontres, conférences,  
projections et événements sur festival-automne.com

Le Festival d’Automne à Paris est producteur délégué des 
expositions, en coproduction avec le T2G Théâtre de Gennevilliers, 
Centre Dramatique National. Le Festival d’Automne à Paris, le  
T2G Théâtre de Gennevilliers, Centre Dramatique National et L’Odéon 
Théâtre de l’Europe présentent ces expositions en coréalisation.

Bouchra Khalili est l’artiste visuelle invitée de l’édition 
2025 du Festival d’Automne. Née en 1975 à Casablanca, 
elle vit à Vienne en Autriche et travaille de manière itiné-
rante. Depuis plus de vingt ans, elle propose, avec exi-
gence, des œuvres conçues comme des hypothèses 
visuelles et discursives, qui rendent compte des enjeux 
contemporains de l’art et du monde. Sa pratique s’attache 
à déjouer les géographies, les narrations et les histoires 
officielles afin de redonner de l’épaisseur et de la justesse 
au réel et à ses protagonistes. Avec son projet intitulé 
Astérismes (Fig. 1 à 3), réunissant œuvres récentes et nou-
velles productions, elle investit trois plateaux de théâtre 
pour explorer les liens entre représentation des histoires 
enfouies, performance et images en mouvement.

Astérisme : nom masculin, du grec « astêr » (étoile), qui 
signifie constellation. Fig. : abréviation de figure. 1, 2, 3 : 
suite de chiffres dépassant la binarité.
	 Avec son projet multisite et multidisciplinaire 
Astérismes (Fig. 1 à 3), Bouchra Khalili déploie une constel-
lation de récits articulant passés et présents pour projeter 
des futurs communs. Issues de recherches au long cours 
sur le Mouvement des Travailleurs Arabes (MTA, actif dans 
les années 1970) et ses troupes de théâtre Al Assifa et Al 
Halaka (« tempête » et « cercle ») ainsi que sur les formes 
ancestrales de transmission de la parole collective au 
Maroc (conteurs et écrivains publics), qui ont inspirées les 
stratégies théâtrales du MTA, les œuvres présentées dans 
chacun des trois lieux se répondent et se complètent. 
Elles mettent en scène différentes représentations de la 
mémoire, de la transmission et du mythe, de l’action col-
lective et de l’espace public, des figures de l’artiste et de 
l’interprète.
 
Au T2G, l’installation vidéo The Tempest Society (2017), 
produite à Athènes, berceau du théâtre et de la démocra-
tie, réactive les stratégies scéniques d’Al Assifa au regard 
des crises successives traversées par la Grèce contempo-
raine. En explorant les définitions de la citoyenneté et les 
potentiels du théâtre, l’œuvre imagine les contours d’une 
communauté à venir où la circulation de la parole et la 
conscience historique font lien.
 
Sur le plateau de Berthier de l’Odéon Théâtre de l’Europe, 
The Circle Project (2023) et The Public Storyteller (2024) 
poursuivent cette recherche sur les pratiques théâtrales 
du MTA. Tourné à Marseille, The Circle met en scène Mia 
et Luca – deux jeunes français issus de l’immigration 
maghrébine – à la recherche des rares traces laissées par 
Djellali Kamal, membre d’Al Assifa et candidat anonyme du 
MTA à l’élection présidentielle française de 1974. The 
Public Storyteller réactive, au Maroc, l’épopée de Djellali 
Kamal par la voix d’un conteur public, révélant la dimen-
sion poétique et spectrale de cette candidature oubliée.
 
Au Théâtre de la Ville, les œuvres présentées cristallisent 
les réflexions de Bouchra Khalili autour de la notion d’effa-
cement des mémoires, de traces et de présences spec-
trales. Des œuvres textiles y proposent de nouveaux 
agencements sensibles des récits d’Astérismes (Fig. 1 à 3).
 
Un programme de rencontres, de projections et d’événe-
ments complète cette carte blanche à Bouchra Khalili pour 
faire résonner dans le présent les promesses inachevées 
du passé pour projeter nos futurs collectifs.
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Arts visuels  Bouchra Khalili 

« Nous avons joué sans scène, sans décor, sans éclairage, sans microphone.  
Nous ne voulions pas produire un travail artistique. Nous voulions transformer la  
douleur du deuil en beauté. »
	 — �Malek Lazrae au sujet de la troupe de théâtre de jeunes syriens qu’il a fondée  

à Athènes en 2016, in The Tempest Society, 2017, traduit de l’arabe syrien.

“We performed without a stage, 
without a scenery, without 
lightning or microphones. We 
were not interested in art, we just 
wanted to turn sadness into 
beauty.” 

69
Miet Warlop, INHALE DELIRIUM EXHALE



75
Faustin Linyekula, Franck Moka

Profanations

73
Paris des vi(ll)es. Intimités publiques
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Wichaya Artamat, The Dead Still Riot

72
François J. Bonnet, Éliane Radigue
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Tarek Atoui, Noé Soulier

Organon

71
Dorothée Munyaneza, Version(s)



70
Stefan Maier, Ragnhild May, 

Stephen O’Malley, Hampus Lindwall

78
Olivier Coulon-Jablonka, Sima Khatami

Non-lieu
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Rebecca Saunders, Alex Paxton, Lisa Illean

79
Radouan Mriziga, Magec / the Desert
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Après le succès retentissant de One Song présenté au 
Festival en 2023, l’artiste protéiforme Miet Warlop revient 
avec INHALE DELIRIUM EXHALE, un nouveau tour de 
force d’une puissance fracassante. Dans un espace vide, 
une vague se dresse et se brise, transformant une idée 
simple en une expérience hors du commun. 

Au rythme des marées, les idées visuelles s’amoncellent 
jusqu’à former une montagne. Miet Warlop nous livre une 
traduction sensible de l’agitation intérieure qui accom-
pagne son processus de création : une vague enfle dans 
son esprit et ne se brise qu’au contact du monde extérieur. 
Sur scène, un groupe de performeuses et performeurs 
évolue parmi 1 500 mètres de tissu de soie, apparaissant 
et disparaissant sur une musique du label belge DEEWEE. 
Corps et étoffes s’entrelacent dans un tourbillon d’images, 
mêlant subtilement humour et références inattendues à la 
mythologie grecque. Pour Miet Warlop, l’art est une expé-
rience à vivre, en référence aux concerts rituels et aux 
objets chorégraphiques. Il en va de même pour ce projet : 
de l’inattendu et une immersion dans un univers visuel 
insaisissable et infiniment fascinant.

Focus  Danse

Nacera Belaza 
L’Echo
Interprété par Valérie Dréville et Nacera Belaza

Durée : 1h. Première mondiale 

MC93 	 26 septembre – 11 octobre 

	 Mar. au ven. 19h30, sauf ven. 10 oct.  
	 (scolaire 14h30), sam. 18h30,  
	 sauf sam 11 oct. 16h30, dim. 15h30,  
	 relâches lun. et du 28 sept. au 2 oct. 
	 8 € à 25 € l Abo. 8 € à 18 €

Théâtre de Corbeil-Essonnes	 6 novembre

	 Jeu. 20h 
	 8 € à 17 € l Abo. 8 € à 12 €

Chorégraphie, conception son et lumière Nacera Belaza. Avec 
Valérie Dréville, Nacera Belaza. Régie générale Christophe Renaud. 
Son Marco Parenti. 

La MC93 – Maison de la Culture de Seine-Saint-Denis, Chaillot – 
Théâtre national de la Danse et le Festival d’Automne à Paris sont 
coproducteurs de ce spectacle et le présentent en coréalisation.

La rencontre entre la comédienne Valérie Dréville et 
Nacera Belaza a été une évidence. Depuis longtemps, la 
chorégraphe explorait cette zone trouble où se situe le 
« point de jonction » entre la parole et le langage qui anime 
le corps. Valérie Dréville s’est révélée être une partenaire 
tout aussi habitée par l’imaginaire et une forte intériorité. 

Par sa cohérence tout au long de trente années, le travail 
de Nacera Belaza constitue un chemin de création dont la 
singularité n’a d’équivalent que les recherches d’avant-
garde des années 1970. À l’occasion d’une rencontre orga-
nisée par la MC93, la chorégraphe et la comédienne 
Valérie Dréville ont entamé un travail inédit autour du 
corps comme réceptacle de l’imaginaire – la capacité d’ex-
pression de la danse qu’elle conçoit comme « une parole 
dans le corps » ayant toujours été pour la chorégraphe un 
ressort de son travail. Une complicité instinctive est née, 
portée par la densité intérieure de la femme de théâtre et 
sa capacité à incarner la parole dans le corps. Il s’agissait 
alors d’approfondir cette résonance, de dévoiler les échos 
souterrains reliant leurs deux mondes artistiques.

Performance 

Miet Warlop 
INHALE DELIRIUM EXHALE

Durée : 1h. Création 2025

La Villette	 29 septembre – 4 octobre 
Espace Chapiteaux 

	 Lun. au ven. 20h, sam. 18h, relâche jeu. 
	 8 € à 28 € | Abo. 8 € à 22 €

Conception, scénographie et mise en scène Miet Warlop. Musique 
en collaboration avec DEEWEE. Interprètes (en cours) Milan 
Schudel, Emiel Vandenberghe, Margarida Ramalhete, Lara 
Chedraoui, Mattis Clement, Elias Demuynck. Scénographie Miet 
Warlop en collaboration avec Mattis Clement. Costumes Miet 
Warlop en collaboration avec Elias Demuynck, sous la supervision 
de Tom Van Der Borght. Stagiaires Nel Gevaerts (KITOS), Nana 
Bonsu, Sofia Ristori (Ursulinen Mechelen). Création lumière Henri 
Emmanuel Doublier. Régie lumière Pieter Kinoli. Régie son Ditten 
Lerooij. Assistanat à la mise en scène Marius Lefever. Direction de 
production Sylvie Svanberg. Coordination technique Marjolein 
Demey. Regard extérieur Danai Anesiadou, Giacomo Bisordi. 
Direction générale Saskia Liénard. Diffusion Frans Brood Produc-
tions. 

La Villette – Paris et le Festival d’Automne à Paris présentent ce 
spectacle en coréalisation. 
Avec le soutien de la Fondation d’entreprise Hermès.

80
Maria Hassabi, On Stage
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C’est un lieu, c’est un rapport, c’est un tumulte : en arpen-
tant le parterre, l’espace des passions et des poussées, 
des contraintes et des libertés, Volmir Cordeiro poursuit 
son investigation des espaces alternatifs et des liens 
sociaux. Accompagné de quatre danseurs et danseuses 
turbulents, il puise dans la joie carnavalesque une énergie 
subversive.

Si dans la société, les rassemblements se raréfient ; si au 
théâtre même, l’expérience démocratique s’affaiblit : com-
ment ranimer l’enthousiasme que procure le collectif, la 
jubilation séditieuse de la fougue sociale ? Peut-on « refaire 
parterre », rétablir la place des corps, des imaginaires, des 
contacts, avec toute la puissance du conflit, de l’érotisme 
que l’assemblée contient ? Volmir Cordeiro convoque le 
potentiel subversif de figures condamnées à être figées 
comme existences « mineures », oppressées, marginali-
sées. Parce qu’il hybride le savant et le populaire, parce 
qu’il floute les identités sociales, l’artiste brésilien déforme 
toute représentation. Il scrute les gestes usuels, ceux des 
humbles, du bas du corps, au ras du sol, des gestes ancrés 
voire écrasés. Les corps fauteurs de troubles, dont les 
volumes amplifiés par des assemblages de matériaux bruts 
s’anoblissent, sont les vecteurs d’une indiscipline conta-
gieuse qui déborde de la scène au parterre, et inversement.

Musique

Stefan Maier, Ragnhild May, 
Stephen O’Malley, 
Hampus Lindwall

Durée estimée : 1h30 avec entracte 

Église Saint-Eustache 	 30 septembre 

	 Mar. 20h 
	 8 € à 25 € | Abo. 8 € à 20 €

Stefan Maier, Ragnhild May, Bellows, pour orgues faits mains, 
feedback et électronique (2015-2025), commande du Festival 
d’Automne à Paris. Création mondiale de la nouvelle version.

Stefan Maier électronique, feedback, orgue
Ragnhild May orgues faits main, orgue
Ensemble Multilatérale 

Stephen O’Malley, Hampus Lindwall, High & Low, pour guitare 
électrique, amplificateurs et orgue (2025), commande du Festival 
d’Automne à Paris. Création mondiale. 

Stephen O’Malley guitare électrique et amplificateurs
Hampus Lindwall orgue
Shantidas Reidacker lumière

Le Festival d’Automne à Paris est producteur de ce concert. 
Avec le soutien de la Sacem. 

   

Danse 

Dorothée Munyaneza 
Version(s) 

Durée estimée : 1h. Création 2025

Chaillot – Théâtre national 	 2 – 4 octobre 
de la Danse	  

	 Jeu. ven. 19h30, sam. 17h 
	 8 € à 24 € l Abo. 8 € à 19 €

Direction artistique Dorothée Munyaneza. Texte, collaboration 
artistique et performance Christian Nka. Composition originale et 
performance Ben LaMar Gay. Images et collaboration artistique 
Maya Mihindou. Lumières Camille Duchemin. Son Camille Frachet. 
Costumes Stéphanie Coudert.

Chaillot – Théâtre national de la Danse et le Festival d’Automne à 
Paris sont coproducteurs de ce spectacle et le présentent en 
coréalisation. 

Œuvres conçues à quatre mains musiciennes et expressé-
ment réalisées pour l’église Saint-Eustache, Bellows et 
High & Low nous convient à des résonances inouïes et à 
une expérience du son in situ. Les ondes se propagent 
dans l’espace et acquièrent une qualité plastique, faisant 
de la nef, des chapelles ou des voûtes un autre instrument, 
à échelle majeure.

Avec l’installation concertante Bellows, Stefan Maier et 
Ragnhild May s’inscrivent dans la lignée non seulement de 
Guillaume Dufay, composant jadis un motet aux propor-
tions de la cathédrale de Florence, mais aussi des archi-
tectures aériennes d’Yves Klein et des espaces sonores 
éphémères de la compositrice étatsunienne Maryanne 
Amacher. À l’occasion des dix ans de leur œuvre, ils 
« jouent » les pierres et les vides de Saint-Eustache et les 
façonnent par les instruments sculpturaux de May, l’élec-
tronique de Maier, un ensemble et un orgue.
	 Hampus Lindwall et Stephen O’Malley, membre fonda-
teur et guitariste du groupe Sunn O))), font interagir de 
manière radicale une guitare électrique amplifiée et le 
grand orgue de l’église Saint-Eustache. High & Low s’inspire 
du titre anglais du film noir qu’Akira Kurosawa réalisa en 
1963 d’après le roman Rançon sur un thème mineur d’Ed 
McBain. Le son, par les intonations du duo et sa quête 
d’harmonies spectrales, y acquiert une puissance comme 
matière, sous les éclairages de Shantidas Reidacker, récent 
créateur lumière de la cathédrale Notre-Dame de Paris.

La chorégraphe Dorothée Munyaneza imagine Version(s), 
une rencontre entre hommes, où le poète et boxeur 
Christian Nka – accompagné du musicien Ben LaMar Gay – 
interroge son parcours et son rapport ambivalent à la vio-
lence. En conjuguant danse, texte et musique live, elle 
construit un espace hybride, à la fois portrait et célébration.

Version(s) est un face-à-face : Christian Nka, légende des 
quartiers nord de Marseille rencontre l’afro-américain Ben 
LaMar Gay, compositeur électroacoustique et musicien de 
Chicago, complice de longue date de Dorothée 
Munyaneza. Pour la première fois, l’artiste britannico-rwan-
daise basée dans la cité phocéenne aborde frontalement 
la masculinité, identité polymorphe en plein chamboule-
ment. Elle revient avec un spectacle à la croisée de la per-
formance et du concert. Sur scène, les deux hommes 
exposent leurs forces et leurs failles avec la figure pater-
nelle en filigrane : qu’assigne-t-on à la masculinité noire et 
métisse dès l’enfance ? Dans l’hypothèse d’un monde post-
sexisme, que transmettre, à qui et comment ? Version(s) 
tisse un portrait tout en nuances, entre confessions et 
gestes performatifs, résultat d’un long processus de dia-
logue mis en images par la plasticienne Maya Mihindou.

Danse 

Volmir Cordeiro
Parterre

Durée : 1h. Création 2025. Première mondiale

La briqueterie CDCN 	 1 – 3 octobre 
du Val-de-Marne	  

	 Mer. au ven. 20h30 
	 8 € à 14 € l Abo. 8 € et 10 €

Chorégraphie Volmir Cordeiro. Avec Volmir Cordeiro, Marius 
Barthaux, Lucia García, Élie Autin, Cassandre Moun. Scénographie 
Hervé Cherblanc. Création lumière Eric Wurtz. Création son Loup 
Gangloff. Création costumes Rubén Pioline Aronian, Volmir 
Cordeiro. Couturière Coco Blanvillain. Administration Doriane 
Trouboul. Production et diffusion Nicolas Roux – OTTO Productions. 
Chargée de production Daphnée Gonçalves. Collaboratrice de 
développement Audrey Chazelle. Visuel Carolina Janning.

La briqueterie CDCN du Val-de-Marne et le Festival d’Automne à 
Paris présentent ce spectacle en coréalisation.

Danse 

Tânia Carvalho
Tout n’est pas visible, 
tout n’est pas audible 

Durée estimée : 1h. Création 2025 

Musée d’Art Moderne de Paris	 3 – 5 octobre 

	 Ven. au dim. 19h30 
	 8 € à 20 € | Abo. 8 € à 15 €

Chorégraphie Tânia Carvalho. Costumes Tânia Carvalho, réalisés 
par l’atelier costumes de la Direction des études chorégraphiques, 
sous la direction de Cathy Garnier. Avec les danseuses et danseurs 
du Jeune Ballet du CNSMD de Lyon et de l’Ensemble chorégra-
phique du CNSMD de Paris. Maîtresses de ballet Aurélie Gaillard, 
Céline Talon. Musiciens du CNSMDP Chisato Taniguchi piano, 
Youngseo Kim violon, (en cours) clarinette. Solistes de l’Ensemble 
NEXT du cursus Artist Diploma – Interprétation Création. Avec la 
participation des étudiantes et étudiants du département des 
disciplines instrumentales classiques et contemporaines du 
Conservatoire de Paris. Équipe de production du CNSMDP 
Bénédicte Affholder-Tchamitchian, Éric Benoist, Clémence Serin. 
Direction du CNSMDP Émilie Delorme. Équipe de production du 
CNSMDL Virginie Brunet, Oceane Demeure. Direction du CNSMDL 
Mathieu Ferey.

Commande de la Biennale de Lyon et du Festival d’Automne à Paris, 
producteurs de ce spectacle.
Avec le soutien de la Fondation Calouste Gulbenkian – Délégation 
en France et de TRAIL – SLAM.

Chorégraphe majeure de la scène contemporaine interna-
tionale, marquant les plus grands plateaux par son écriture 
dentelée et puissante, Tânia Carvalho s’empare d’un hom-
mage à Pierre Boulez pour inventer une déambulation 
spectaculaire à triple entrée : dansée, musicale et muséale. 
Coopération inédite entre la Biennale de Lyon et le Festival 
d’Automne, ce projet tisse un dialogue vibrant entre les 
arts et les villes.
 
Seule une artiste aux talents multiples pouvait relever le 
défi d’investir le Musée des Beaux-Arts de Lyon et le 
Musée d’Art Moderne de Paris avec plus de trente inter-
prètes en musique et en danse des deux Conservatoires 
nationaux, s’appuyant sur un canevas inédit de partitions 
entièrement articulé autour de l’œuvre emblématique de 
Pierre Boulez. Chorégraphe, danseuse, pianiste, composi-
trice, chanteuse, actrice et plasticienne, Tânia Carvalho 
puise dans la diversité rythmique, timbrée et expressive de 
pièces de Boulez les ressources d’un écosystème fasci-
nant pour le développement du mouvement, dévoilant une 
physicalité propre à sa musique. Dans la charpente qua-
si-architecturale de son langage musical, le geste se glisse 
par résonances, frictions ou contrepoints, avec toute la 
spontanéité de la génération qui le porte, jusqu’à un 
magnétique point de jonction entre avenir et héritage. Un 
plaisir esthétique décuplé dans les entrelacs de danse, de 
musique et de Beaux-Arts.
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« Faites-moi des vagues », demanda Éliane Radigue à cha-
cun des musiciens d’Occam Océan. Cette œuvre fluide, 
dont chaque son est subtilement maîtrisé, exerce une pré-
gnante fascination sur ceux qui l’écoutent. En regard, 
François J. Bonnet embrasse avec Orbes une voûte 
céleste où, sous l’effet de la gravitation, les astres s’attirent 
les uns les autres.

Dans Le Paradis perdu, le poète John Milton évoque des 
« orbes éclatants », dénotant la pluralité des mondes. 
Satan s’extirpe de l’Enfer, du chaos, de la nuit, pour cor-
rompre l’humanité naissante, et parcourt leur univers abs-
trait. François J. Bonnet s’inspire librement de ces images. 
Explorant les possibilités des instruments, il conçoit des 
séquences et compose avec des énergies sonores par les-
quelles tout orbe est l’horizon d’un autre, en des trajec-
toires multiples. 
	 Occam Océan nous entraîne dans le vertige des vibra-
tions où nous baignons, celles de l’infiniment petit et celles 
entre le Soleil et la Terre, sinon au-delà, vers d’autres 
galaxies. De ces ondes qui traversent l’univers, nos oreilles 
ne perçoivent qu’une portion congrue. L’océan donne une 
image, à taille plus humaine, de la variété de leurs longueurs, 
entre la marée et la vaguelette, le clapotis ou l’écume. Le 
titre de l’œuvre fait aussi référence au « rasoir d’Ockham », 
du nom d’un philosophe du XIVe siècle : un principe de sim-
plicité, d’économie et de parcimonie, pour enrichir notre 
connaissance du son et laisser advenir la vie qui l’anime.

Théâtre 

Christoph Marthaler 
Le Sommet 

Durée estimée : 2h. Spectacle multilingue, surtitré en français et en 
anglais. Création 2025 

MC93 	 3 – 9 octobre 

	 Mar. au ven. 20h, sam. 18h, dim. 16h,  
	 relâche lun. 
	 8 € à 30 € l Abo. 8 € à 18 €

Les Gémeaux, Scène nationale	 10 – 11 décembre 

	 Mer. jeu. 20h30 
	 8 € à 28 € l Abo. 8 € à 23 €

Mise en scène Christoph Marthaler. Avec Liliana Benini, Charlotte 
Clamens, Raphael Clamer, Federica Fracassi, Lukas Metzenbauer, 
Graham F. Valentine. Dramaturgie Malte Ubenauf. Scénographie 
Duri Bischoff. Costumes Sara Kittelmann. Maquillage et perruques 
Pia Norberg. Lumière Laurent Junod. Son Charlotte Constant. 
Collaboration à la dramaturgie Éric Vautrin. Assistanat à la mise en 
scène Giulia Rumasuglia. Répétition musicale Bendix Dethleffsen, 
Dominique Tille, Christoph Homberger. Stage à la mise en scène 
Louis Rebetez. Production Marion Caillaud, Tristan Pannatier. 
Accessoires et construction du décor Théâtre Vidy-Lausanne. 
Confection de costumes Piccolo Teatro di Milano – Teatro d’Europa. 
Régie générale (en alternance) Véronique Kespi, Guillaume Zemor. 
Régie lumière (en alternance) Jean-Luc Mutrux, Cassandre Colliard. 
Régie son (en alternance) Charlotte Constant, Marc Pieussergues. 
Régie plateau (en alternance) Fabio Gaggetta, Mathieu Pegoraro. 
Habillage Cécilé Delanoë.

La MC93 – Maison de la Culture de Seine-Saint-Denis et le Festival 
d’Automne à Paris sont coproducteurs de ce spectacle et le 
présentent en coréalisation.

Vingt ans après sa première invitation au Festival 
d’Automne, Christoph Marthaler emmène six interprètes 
de nationalités différentes dans une rencontre au sommet. 
Entre humour, musique et détournements, il compose un 
théâtre où les humains chantent, se perdent et trouvent 
parfois ce qu’ils ne cherchaient pas.

Dans plusieurs langues européennes, un sommet peut 
être autant une réunion au plus haut niveau, la cime d’une 
montagne comme le summum, la perfection atteinte. Pour 
cette production tri-nationale (Lausanne, Milan, Bobigny), 
les six interprètes de ce sommet se retrouvent donc dans 
un chalet – ou serait-ce un baraquement, ou un refuge ? – 
littéralement posé au sommet d’une montagne. Nul ne sait 
s’ils sont réfugiés, cachés, ou s’ils préparent à l’écart un 
événement d’importance. Ils parlent différentes langues – 
français, italien, allemand et anglais (d’Écosse) – et il n’est 
pas tout à fait certain qu’ils se comprennent. Une fois arri-
vés au sommet, où vont-ils ? À l’image d’une Europe qui se 
cherche, et quelles que soient les circonstances, nul doute 
qu’un sommet sera atteint, même si les chemins pour y 
parvenir s’annoncent quelque peu inattendus.

Musique 

François J. Bonnet, 
Éliane Radigue 

Durée estimée : 1h40 avec entracte 

Église du Saint-Esprit	 6 octobre 

	 Lun. 20h30 
	 8 € à 25 € l Abo. 8 € à 20 €

François J. Bonnet, Orbes, pour grand ensemble (2025), commande 
de l’Onceim et La Muse en Circuit – CNCM. Création mondiale. 

Éliane Radigue, Occam Océan, pour orchestre (2015). 

Musiciens de l’Onceim 
Frédéric Blondy direction musicale

Les Inspirations Visibles, l’Onceim, La Muse en Circuit – CNCM  
et le Festival d’Automne à Paris sont coproducteurs de ce concert. 
Dans le cadre de « Les Inspirations Visibles », série de concerts 
imaginée sous le commissariat de Stephen O’Malley et Hampus 
Lindwall pour l’Église du Saint-Esprit.
 

Arts visuels 

Paris des vi(ll)es.  
Intimités publiques 

Cité internationale des arts 	 9 octobre – 20 décembre 
– Site du Marais, Galerie 

	� Mer. 14h à 21h, jeu. ven. sam. 14h à 19h.  
Fermé lun. mar. sam. 1er nov. et dim. 
Entrée libre

Commissaires Scénos Urbaines (François Duconseille et Jean 
Christophe Lanquetin, artistes et scénographes) et Nataša 
Petrešin-Bachelez, responsable de la programmation artistique et 
culturelle de la Cité internationale des arts, assistés par Simona 
Dvorák, curatrice interdépendante.

Paris est-elle une ville hospitalière ? C’est la question que 
se posent ensemble la Cité internationale des arts et les 
Scénos Urbaines en accueillant en résidence des artistes 
et en co-construisant une exposition. Elle interroge, via 
des gestes pluridisciplinaires et spéculatifs, le devenir de 
la ville et la place des artistes au sein de celle-ci, autour de 
ce lieu de résidence situé au centre de Paris et au cœur 
des enjeux urbains contemporains. 

La Cité internationale des arts est un îlot du Tout-Monde, 
qui célèbre en 2025 ses 60 ans. Des artistes y travaillent et 
y vivent pour des périodes de recherche et de production 
de deux mois à un an, et rencontrent plus de 300 artistes 
de toutes pratiques, générations et nationalités. Comment 
vivent-ils et elles la présence simultanée de Notre-Dame et 
des migrants, la gentrification de la ville, les enjeux du 
vivant ? Est-ce ainsi qu’ils et elles perçoivent et ressentent 
Paris ? Comment cette ville accueille-t-elle aujourd’hui au 
quotidien le monde, les manières de vivre dans leur diver-
sité, hors des moments spectacles où cette diversité est 
célébrée mais sélective. Depuis 2002, ces enjeux sont 
ceux des Scénos Urbaines, un ensemble de résidences 
pluridisciplinaires fondées sur une attention aux milieux 
urbains et à celles et ceux qui y vivent, à ce jour réalisées à 
Douala, Alexandrie, Kinshasa, Johannesburg, Dakar, Saint-
Denis de la Réunion, Port-au-Prince, Conakry, Strasbourg 
et Mayotte. 

Le projet se développe en deux temps : entre août et 
octobre 2025, une quinzaine d’artistes en résidence tra-
vailleront ensemble, autour de la question de ce qu’est 
aujourd’hui cette ville qui s’est souvent pensée ouverte et 
inclusive. Puis, à partir du 8 octobre, une exposition 
accueillera les publics et présentera le résultat de ces 
deux mois d’échanges, de recherche et de productions. 

Avec la contribution de Beatriz Santiago Muñoz, Cara Michell, Catherine Facérias, 
Gabriela de Matos, Ika Ryu, Lasseindra Ninja, Léonce Noah, Léopold Lambert,  
Marielle Pelisero, Nathalie Harb, Olivier Marboeuf, Rester.Étranger, Sandra Madi,  
Sello Pesa, Éric Androa Mindre Kolo...
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Figure centrale de la scène artistique congolaise, Faustin 
Linyekula s’associe au compositeur et cinéaste Franck 
Moka pour continuer de créer dans un pays en proie au 
chaos. Sollicitant la musique live et le cinéma, Profanations 
est un spectacle d’urgence. Il oppose la poésie à la des-
truction, une énergie vitale aux puissances de la mort. 

Depuis 2001, Faustin Linyekula bâtit une œuvre où la 
danse, la musique et les mots concourent à dire un pays, 
le Congo, à en examiner les fractures et son histoire heur-
tée. En souterrain de Profanations sourd une violence, que 
l’artiste et sa structure Studios Kabako, basés depuis vingt 
ans à Kisangani connaissent intimement. C’est envers et 
contre elle que les musiciens, sur scène, font tonner le 
synthétiseur, la guitare, la basse et les percussions. 
Profanations est un concert lancé comme un cri sans fin, 
une tentative musicale de prier contre la fatalité – c’est-à-
dire sans dieu – quitte à y laisser toutes ses forces. C’est 
aussi un film, réalisé à quatre mains par Faustin Linyekula 
et Franck Moka, en forme de variations congolaises autour 
de la cène — image signifiante d’une fête donnée en gar-
dant à l’esprit qu’elle pourrait être la dernière. Alimenté par 
le rythme entêtant des instruments, Profanations s’offre 
comme un sursaut face à l’accablement imposé. Il pourrait 
se résumer en une vision : une femme se lève pour danser.

Danse 

Calixto Neto 
Bruits Marrons

Durée estimée : 1h. Première mondiale 

Points communs 	 7 – 8 octobre  
– Théâtre 95

	 Mar. et mer. 20h 
	 8 € à 18 € l Abo. 6 € à 13 €

MC93	 19 – 21 novembre

	 Mer. au ven. 21h 
	 8 € à 15 € l Abo. 5 € et 10 €

Chorégraphie Calixto Neto. Performance Shereya, Andrège
Bidiamambu, Stanley Ollivier, Isabela Fernandes Santana, Ndoho 
Ange. Direction musicale et performance Omar Gabriel Delnevo. 
Assistanat à la chorégraphie Carolina Campos. Décors Morgana 
Machado Marques. Costumes Suelem de Oliveira da Silva. Lumières 
Eduardo Abdala. Direction technique Marie Predour. Régie son 
Marie Mouslouhouddine. Production, administration et diffusion 
Julie Le Gall.

Le CND – Centre national de la danse, Points communs –  
Nouvelle scène nationale de Cergy-Pontoise et du Val d’Oise et le 
Festival d’Automne à Paris sont coproducteurs de ce spectacle  
et le présentent en coréalisation, dans le cadre de plan D du CND – 
Centre national de la danse. 

Dans Bruits Marrons, Calixto Neto entre en dialogue avec 
Julius Eastman et traduit par le corps l’un des tubes du 
musicien afro-américain : Evil Ni**er. Accompagné de six 
interprètes, le chorégraphe brésilien actualise cette œuvre 
percussive et radicale, largement en avance sur son temps.

Révolté par l’eurocentrisme culturel, l’homophobie et le 
racisme de ses contemporains, l’étatsunien Julius 
Eastman est connu pour avoir intégré ses convictions à 
ses compositions classiques. Un temps universitaire, 
figure de la musique expérimentale new-yorkaise, ce pion-
nier radical et dilettante finira sa vie, en solitaire, dans le 
dénuement total. Dans un souci de réparation, Bruits 
Marrons propose une relecture chorégraphique de l’œuvre 
contestataire du compositeur. Après la samba dans 
Feijoada, Calixto Neto et ses danseuses et danseurs se 
mesurent cette fois au style Eastman : mélange de 
musique contemporaine savante et d’arrangements bar-
rés. Dans la même veine, il se sert du piano comme un ins-
trument à percuter, invitant les interprètes à subvertir ce 
symbole de la musique classique. La pièce invite à écouter 
Julius Eastman comme héritier d’une lignée artistique qui 
trouve ses racines en Afrique, et qui a donné naissance au 
blues, au jazz ou au R&B aux États-Unis, mais aussi au 
maracatu, au reggae ou au gwoka plus au sud. Prenant la 
liberté du compositeur en exemple, Calixto Neto convoque 
une communauté de corps queers, immigrés, et racisés à 
penser l’émancipation au présent. Geste tant esthétique 
que politique, Bruits Marrons offre une famille symbolique 
au musicien disparu, grand incompris de son temps.

Danse

Faustin Linyekula, 
Franck Moka 
Profanations

Durée : 1h10. Première française

Chaillot – Théâtre national 	 8 – 10 octobre 
de la Danse 	  

	 Mer. au ven. 19h30 
	 8 € à 24 € l Abo. 8 € à 19 €

Conception, direction musicale et film Franck Moka. Chorégraphie, 
mise en scène et film Faustin Linyekula. Avec (en cours) Franck 
Moka (machines), Huguette Tolinga (percussions), Inès Mangominja 
(danse). Assistante dramaturgie et mise en scène Pendeza 
Mulamba.

Chaillot – Théâtre national de la Danse et le Festival d’Automne à 
Paris sont coproducteurs de ce spectacle et le présentent en 
coréalisation. 
Avec le soutien de Dance Reflections by Van Cleef & Arpels. 

Arts visuels  Scénos Urbaines  Paris des vi(ll)es

Paris, France, 2025
Dzaoudzi-Pamandzi, Mayotte, 2021-2024
Conakry, Guinée, 2019
Strasbourg, France, 2019
Port-au-Prince, Haïti, 2015
Dakar, Sénégal, 2013
Saint-Denis, La Réunion, 2013
Paris, France, 2010
Johannesburg, Afrique du Sud, 2009
Kinshasa, République Démocratique du 
Congo, 2007
Alexandrie, Égypte, 2004
Douala, Cameroun, 2003
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Figure majeure de la scène thaïlandaise, le metteur en 
scène Wichaya Artamat revient cette année avec The Dead 
Still Riot, une création sonore inédite entrelaçant récits d’in-
surrection et de violence à travers les époques. Six his-
toires de fantômes pour une traversée politique entre 
France et Thaïlande.

Exécution de Marie-Antoinette en 1793, massacre de mani-
festants pro-démocratie à l’université de Thammasat en 
1976, émeutes de 2005 dans les banlieues françaises, mort 
d’un chauffeur de taxi opposé au coup d’État militaire de 
2006... The Dead Still Riot articule une série d’épisodes 
marquants de l’histoire des soulèvements populaires fran-
çais et thaïlandais, dont la particularité commune est de 
s’être tous déroulés au mois d’octobre. Explorant dans son 
œuvre les manières dont une société se remémore son his-
toire, Wichaya Artamat fait ici revivre les morts par la voix 
de narrateurs fantômes qui livrent leur version de ces évé-
nements violents. Présenté sous la forme d’une installation 
sonore, puis d’un podcast en six volets, ce recueil de récits 
entrecroise l’histoire politique des deux pays, interrogeant 
la mémoire des insurrections et les traces laissées par les 
symboles révolutionnaires – des barricades aux guillotines. 
Cette création radiophonique constitue le premier chapitre 
d’un cycle de recherche au long cours, dont le second 
souffle prendra forme sur scène à l’édition 2026 du Festival. 

Théâtre

DameChevaliers, 
Caro Geryl, Adèle Haenel
Voir clair avec Monique 
Wittig

Durée estimée : 55 minutes. Première française

Théâtre des Bouffes du Nord 	 8 – 12 octobre 

	� Mer. au sam. 20h, dim. 16h 
8 € à 25 € l Abo. 8 € à 20 €

Conception, mise en lecture et écriture Adèle Haenel d’après les 
textes de Monique Wittig, Sarah Ahmed, Audre Lorde, Adrienne 
Rich, Elsa Dorlin. Design sonore Caro Geryl. Musique du spectacle 
DameChevaliers – Caro Geryl, Adèle Haenel. Dramaturgie et 
création lumière Gisèle Vienne. Production et diffusion Anne-Lise 
Gobin, Camille Queval – Alma Office. Administration et diffusion 
Cloé Haas, Clémentine Papandrea. 

Le Théâtre des Bouffes du Nord et le Festival d’Automne à Paris 
présentent ce spectacle en partenariat.

Danse  Installation

Tarek Atoui, Noé Soulier
Organon 

Durée : 1h. Spectacle en déambulation avec un nombre limité  
de places assises. Première française 

Ménagerie de verre 	 9 – 12 octobre 

	 Jeu. ven. 19h et 21h, sam. 17h et 19h,  
	 dim. 15h et 17h 
	 8 € à 20 € l Abo. 8 € et 15 €

Conception Noé Soulier, Tarek Atoui. Interprétation et collaboration 
artistique Stephanie Amurao, Yumiko Funaya, Nangaline Gomis, 
Samuel Planas, Mélisande Tonolo, Gal Zusmanovitch. Assistante 
Julie Charbonnier. Production Celine Chouffot, Anna Seneterre, 
Adèle Thébault. Régie technique Charles Gohy, Denis Juliette, 
Bradley Curpanen.

Le Centre Pompidou et le Festival d’Automne à Paris sont 
coproducteurs de ce spectacle et le présentent en coréalisation 
avec la Ménagerie de verre. 
Dans le cadre du programme Constellation du Centre Pompidou. 

Avec une émotion assumée, DameChevaliers plonge dans 
La pensée straight de Monique Wittig, la voix et le son rivés 
sur l’avenir. À géométrie variable, le collectif œuvre à sou-
tenir les militantes et militants, et à explorer l’émotion née 
de l’action politique collective.

Monique Wittig a profondément marqué la pensée 
contemporaine en dévoilant les fondements politiques du 
langage et en interrogeant la construction de l’universel à 
travers le prisme de l’oppression de genre. Après la lecture 
musicale de Le Voyage sans fin de Monique Wittig, le col-
lectif DameChevaliers – composé notamment de la bat-
teuse et musicienne Caro Geryl et de la comédienne Adèle 
Haenel –, s’empare du recueil culte La pensée straight de 
l’autrice, figure majeure du Mouvement de libération des 
femmes (MLF) et du lesbianisme radical, et pionnière des 
études de genre. En dialogue avec Monique Wittig, 
DameChevaliers met le feu au centre de la scène, le feu 
autour duquel on se réunit pour discuter, réfléchir et inven-
ter un autre monde. Artistes, spectateurs et spectatrices 
se retrouvent à la nuit tombée, le temps d’un spectacle 
pour réfléchir ensemble. Dans le soulagement palpable 
d’un espace-temps en marge du monde, se déploie la pen-
sée qui redresse et décuple la puissance de chacune et 
chacun. Dans le cercle de paroles, les émotions s’em-
mêlent en nous pour y voir clair.

Née de la collaboration entre le chorégraphe Noé Soulier 
et l’artiste Tarek Atoui, la performance Organon propose 
une reconfiguration audacieuse de la relation entre corps 
performatifs, espace et sons. 

Déployé dans un espace hybride entre performance et ins-
tallation, Organon allie deux univers artistiques puissants, 
portés par Noé Soulier et Tarek Atoui. Explorant la relation 
complexe tissée entre les corps et les sons générés par 
les dispositifs inédits de Tarek Atoui, la performance mobi-
lise six danseuses et danseurs dans un environnement où 
musique, scénographie et chorégraphie dialoguent de 
manière féconde jusqu’à l’effacement des frontières disci-
plinaires. De multiples relations se tissent : dialogue avec 
un instrument autonome, approche chorégraphique de la 
production du son, dispositif qui donne une expression 
sonore au contact entre deux danseur·euses… Elles per-
mettent de déjouer toute opposition binaire entre corps et 
objet, but et moyen, son et image. Nourri des tensions et 
des pulsions issues de la rencontre entre espace phy-
sique, sonore et corporel, Organon invite les spectateurs 
et spectatrices à plonger dans une performance-re-
cherche à la fois sensorielle et conceptuelle. 

Installation sonore  Théâtre

Wichaya Artamat
The Dead Still Riot 

Première mondiale

Ménagerie de verre 	 9 – 12 octobre 

	 Jeu. ven. à partir de 18h, sam. à partir de 16h, 
	 dim. à partir de 14h. 
	 Entrée libre avant et après les représentions 
	 de Organon

Concept et mise en scène Wichaya Artamat. Dramaturgie Pathipon 
(Miss Oat). Textes Wiwat Lertwiwatwongsa, Jarunun Phantachat, 
Wajana Wanlayangkoon, Prontip Mankhong, Ratchapoom 
Boonbunchachoke, Thanaphon Accawatanyu. Création sonore 
Gandhi Wasuvichayagit. Conception de l’installation DuckUnit. 
Production Sasapin Siriwanij. 

Le Festival d’Automne à Paris est producteur de cette installation 
sonore et la présente en coréalisation avec la Ménagerie de verre. 

Théâtre 

Laurène Marx 
Pour un temps sois peu

Durée : 2h 

Espace 1789, scène conventionnée 	 14 – 15 octobre 
danse – Saint-Ouen 	  

	 Mar. et mer. 20h 
	 8 € à 14 € l Abo. 8 € et 14 €

Écriture et jeu Laurène Marx. Mise en scène Laurène Marx, Fanny 
Sintès. Création lumière Solange Dinand. 

L’Espace 1789, scène conventionnée danse – Saint-Ouen et le 
Festival d’Automne à Paris présentent ce spectacle en coréalisation. 

Avec un style abrupt et une esthétique proche de la per-
formance autofictionnelle, Laurène Marx expose la réalité 
des transitions de genre en France. Seule en scène, elle 
interprète son propre texte, mêlant théâtre et stand-up 
triste pour dénoncer la violence et les discriminations 
vécues par les personnes trans.

Pour un temps sois peu est une histoire de femme trans 
par le détail : les détails dangereux, les détails cruels, mais 
les détails réels racontés par la personne qui les a vécus, 
vraiment vécus. L’autrice, metteuse en scène et actrice ne 
se contente pas d’expliquer : elle interpelle, bouscule et 
pousse à prendre conscience de la transphobie qui struc-
ture la société et les comportements individuels. Par sa 
performance, elle invite à réfléchir sur l’indulgence face 
aux discriminations envers les trans, soulignant qu’elle 
renforce le système oppressif et fait de chacune et cha-
cun un complice. En revenant dans le détail, la comédienne 
s’arrête sur les agressions, les meurtres, le rapport à 
l’amour, au corps ou à la médecine que vivent et res-
sentent des millions de personnes trans à travers le 
monde. Tout en évitant la fétichisation de ces corps, elle 
nous percute en permanence dans une tension qui oscille 
entre humour et tragique et qui fait naître en nous une 
question obsédante : « est-ce touchant ou flippant ? ».
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Comment trouver sa place dans un monde inondé d’infor-
mations et de bribes numériques qui disparaissent en un 
claquement de doigts ? Entre performance, stand-up, dia-
logue entre technologie et réflexion existentielle, Vimala 
Pons questionne à nouveau le monde contemporain dans 
un ballet sensible et facétieux, sur la musique de Rebeka 
Warrior et de Tsirihaka Harrivel. 

Chacune de ses pièces est une exploration de l’équilibre. 
Vimala Pons ne cesse d’investiguer cet état transitoire, 
d’ajustement perpétuel, physique ou émotionnel, à la gra-
vité. Depuis 2010, la performeuse, metteuse en scène et 
actrice est engagée dans une réinvention des modalités 
d’écriture du cirque, en collaboration étroite avec Tsirihaka 
Harrivel. Derrière ce titre énigmatique Honda Romance, se 
déploie un ballet pour dix performeurs et performeuses 
surveillés par un « satellite-narrateur ». Les interprètes se 
meuvent en continu et ripostent en gestes à une partition 
de deux cents émotions, comme autant de mouvements 
de self-défense. À la recherche d’un point d’équilibre, ils 
traversent, insolents et fragiles, un monde saturé d’infor-
mations. Les compositions musicales de Tsirihaka Harrivel 
et de Rebeka Warrior, dirigées par Fiona Monbet et 
Romain Louveau s’entrechoquent aux corps et aux souve-
nirs numériques — messages vocaux, brouillons de textos 
— dans une méditation entre humour et nostalgie sur le 
passage du temps et l’impermanence de nos existences.

Théâtre

Olivier Coulon-Jablonka, 
Sima Khatami 
Non-lieu

Durée : 2h30 avec entracte. Première mondiale 

La Commune, centre dramatique 	 14 – 19 octobre 
national d’Aubervilliers	  

	 Mar. au ven. 20h, sam. 18h, dim. 16h 
	 8 € à 25 € l Abo. 8 € à 15 €

Conception, texte et création Olivier Coulon-Jablonka, Sima 
Khatami. Metteur en scène Olivier Coulon-Jablonka. Cinéaste et 
plasticienne Sima Khatami. Avec Farid Bouzenad, Valentine Carette, 
Arthur Colzy, Milena Csergo, Eric Herson-Macarel, Julien Lopez, 
Charles Zevaco. Création lumière Yannick Fouassier. Création 
sonore Samuel Mazzotti. Costumes Delphine Brouard assistée de 
Sibel Agogué. Régie générale Leandre Garcia Lamolla.  
Production Valentine Spindler. 

La Commune, centre dramatique national d’Aubervilliers et le 
Festival d’Automne à Paris sont coproducteurs de ce spectacle et le 
présentent en coréalisation.

Danse

Radouan Mriziga 
Magec / the Desert

Durée estimée : 1h25. Création 2025 

Théâtre Public de Montreuil 	 15 – 18 octobre 
—Centre dramatique national	

	 Mer. au ven. 20h, sam. 18h 
	 8 € à 26 € | Abo. 8 € à 16 €

Concept, chorégraphie et scénographie Radouan Mriziga. Créé 
avec et dansé par Robin Haghi, Bilal El Had, Hichem Chebli, Feteh 
Khiari, Sofiane El Boukhari, Nathan Félix. Musique live et création 
sonore Deena Abdelwahed. Vidéo Senda Jebali. Création costumes 
Salah Barka. Recherches Maïa Tellit Hawad. Textes Kais Kekli aka 
VIPA. Direction technique Zouheir Atbane. Direction de production 
Emna Essoussi. Direction de la compagnie Sandra Diris. Direction 
général Cees Vossen. 

Le Festival d’Automne à Paris est coproducteur de ce spectacle et 
le présente en coréalisation avec le Théâtre Public de Montreuil – 
Centre dramatique national. 

Comment rendre visible une affaire soldée par un non-
lieu ? Dix ans après la mort de Rémi Fraisse lors d’un ras-
semblement contre le barrage de Sivens, le metteur en 
scène Olivier Coulon-Jablonka et la cinéaste Sima Khatami 
font du théâtre le lieu d’un questionnement démocratique. 

La nuit du 25 au 26 octobre 2014, la base vie du chantier 
du barrage de Sivens est le terrain de violents affronte-
ments. À 1h45, on retrouve le corps sans vie du manifes-
tant écologiste Rémi Fraisse. Foisonnante somme de 
témoignages, pièces à conviction, rapports d’experts et 
auditions, le dossier d’instruction qui examine ces faits a 
rejoint les archives judiciaires à la suite de l’ordonnance de 
non-lieu délivrée en 2018. Il n’y aura pas de procès, pas de 
confrontation entre les versions qui s’affrontent ; ces 
10  000 pages sont comme une pièce écrite sans avoir 
jamais pu être jouée. Avec les moyens du théâtre, la 
rigueur d’un travail documentaire et une grammaire 
empruntée au montage cinématographique, Olivier 
Coulon-Jablonka et Sima Khatami proposent une plongée 
dans ce dossier, matière première d’un texte pris en 
charge par sept interprètes, qui alternent les rôles pour en 
rejouer certains fragments et les mettre en regard. À la 
fois exposition d’éléments bruts et enquête sur l’enquête, 
Non-lieu embrasse l’incertitude pour épaissir notre appro
che du réel.

Après Atlas / the Mountain présenté en 2024, Radouan 
Mriziga poursuit son cycle dédié à la montagne, au désert 
et à la mer. Dans un monde régi par l’ambition humaine et 
la technologie, ces espaces sauvages échappent à toute 
domestication. Magec / the Desert repense notre relation 
à la nature et révèle la sagesse des étendues arides.

Du Sahara aux steppes d’Asie centrale, les déserts sont le 
berceau de mythes, de littérature et de savoirs ; des 
espaces de réflexion qui révèlent l’insignifiance humaine. 
Radouan Mriziga chorégraphie le désert non comme un 
espace vide, mais comme une géographie du savoir, requé-
rant de l’humilité et de la réciprocité, non de la domination. 
Il s’intéresse à ses rythmes, écologies et systèmes de 
savoir, incarnés par des éléments tel que le cadran solaire. 
S’inspirant de l’artisanat, de la musique et des pratiques 
des peuples qui y habitent, Mriziga sonde l’harmonie et l’in-
terconnexion, et dévoile ce que ces vastes étendues ont à 
enseigner sur l’abondance. Il entremêle rythmes et textes, 
mouvement et son, dans une pratique collaborative qui 
génère une polyphonie de perspectives et – à l’instar des 
textures stratifiées du désert – résiste à la singularité. Pour 
ce deuxième chapitre, Magec / the Desert invite à percevoir 
l’abondance dans l’immensité silencieuse et à renouer 
avec l’intelligence du monde naturel.

Théâtre 

Vimala Pons
Honda Romance

Durée estimée : 1h15. Création 2025

Odéon Théâtre de l’Europe	 14 – 26 octobre  
– Odéon Paris 6

	 Mar. au sam. 20h, dim. 15h,  
	 relâches lun. et jeu. 
	 10 € à 42 € l Abo. 10 € à 34 €

CENTQUATRE-PARIS	 4 – 7 décembre 

	 Jeu. ven. 21h, sam. dim. 19h 
	 8 € à 30 € l Abo. 8 € à 24 €

Conception, écriture et mise en scène Vimala Pons. Collaboration 
conception, mise en scène et composition musicale Tsirihaka 
Harrivel. Composition musicale du chœur Rebeka Warrior. 
Collaboration artistique pour la direction, l’adaptation et l’arrange-
ment musical Fiona Monbet, Romain Louveau (Miroirs Étendus). 
Avec Sabianka Bencsik, Joseph Decange, Océane Deweirder, 
François Gardeil, Myriam Jarmache, Flor Paichard, Vimala Pons, 
Firoozeh Raeesdana, Vic Requier, Léa Trommenschlager. 
Recherche scénographique Benjamin Bertrand, Marion Flament, 
Vimala Pons. Regard scénographique Marion Flament. Régie 
générale Benjamin Bertrand, Marc Chevillon. Création lumière 
Arnaud Pierrel. Création sonore Anaëlle Marsollier. Création 
costumes Marie La Rocca. Assistanat costumes Anne Tesson. 
Collaboration, production et coordination artistique Emeline Hervé. 
Créateur des souffleurs François Philippi. Construction du décor 
Ateliers de la Comédie de Genève. En collaboration étroite avec les 
équipes administratives, techniques et de production de la Comédie 
de Genève. 

L’Odéon Théâtre de l’Europe, le CENTQUATRE-PARIS et le Festival 
d’Automne à Paris sont coproducteurs de ce spectacle. L’Odéon 
Théâtre de l’Europe et le Festival d’Automne à Paris le présentent 
en coréalisation.

Musique

Rebecca Saunders, 
Alex Paxton, Lisa Illean

Durée estimée : 1h30 avec entracte 

Ircam-Centre Pompidou	 16 octobre 
– Espace de Projection 

	 Jeu. 20h 
	 8 € à 18 € l Abo. 8 € à 14 €

Alex Paxton, Œuvre nouvelle, pour trombone et électronique (2025), 
commande de l’Ircam et du Festival Musica. Création mondiale. 

Lisa Illean, Tiding III, pour l’ensemble Nikel et électronique (2025), 
commande du Festival d’Automne à Paris. Avec le soutien de la 
Fondation Ernst von Siemens. Création mondiale. 

Alex Paxton, Œuvre nouvelle, pour l’ensemble Nikel (2025), 
commande du Festival Musica et du Festival d’Automne à Paris. 
Création mondiale. 

Rebecca Saunders, Us Dead Talk Love, pour voix d’alto, saxophone 
ténor, guitare électrique, orgue Korg et percussion (2021). Création 
française. 

Alex Paxton trombone et électronique
Ensemble Nikel : Brian Archinal percussion. Yaron Deutsch guitare 
électrique. Antoine Françoise claviers. Patrick Stadler saxophone. 
Noa Frenkel alto (Saunders). Yann Brecy électronique (Ircam). 
Alfred Reiter son.

L’Ircam-Centre Pompidou et le Festival d’Automne à Paris 
présentent ce spectacle en coréalisation. 

L’ensemble Nikel, mêlant instruments traditionnels et 
actuels, et Noa Frenkel, artiste polyvalente dont la voix s’il-
lustre aussi bien dans le répertoire de la Renaissance que 
dans celui de la création contemporaine, donnent à 
entendre plusieurs types de corps. Le fantasque côtoie le 
fluide ou l’organique, sollicitant nos sens. Car l’œil, la peau 
et le palais écoutent autant que l’oreille.

Deux créations d’Alex Paxton manifestent la luxuriance de 
son art, sensuel, plein de gaieté, minimal, mais prolixe en 
notes, rythmique et énergique, empreint de chanson, de 
jazz et de groove. Il affirme ici une expression magique se 
jouant, avec vitalité, de la composition comme de l’impro-
visation, de l’instrument soliste comme des samples et de 
l’électronique. À l’écoute du monde naturel, de la marée, et 
en quête d’une transparence du son, dont nous nous 
imprégnons peu à peu des changements minimes, Lisa 
Illean laisse advenir des analogies entre l’audible et le 
visible, le tactile ou le sculptural. Aussi Tiding III s’inscrit-il 
dans un cycle inspiré par la gravure sur bois Deep Water 
de la plasticienne allemande Christiane Baumgartner. La 
chair, l’éphémère, le cadavre et la tragédie de l’intime tra-
versent Us Dead Talk Love de Rebecca Saunders, d’après 
un recueil du vidéaste et poète Ed Atkins. À l’instar du son 
en tant que matière, de l’intensité physique du geste ou de 
la couleur, le mot s’y trouve dans la bouche : respiré, avalé, 
ingéré, enroulé dans la langue, emmailloté par la salive, 
promis aux enzymes.
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On dit que Girinshuti erre sous l’emprise d’une étrange 
maladie mentale, confronté à des vaches, figures cen-
trales du paysage rwandais. Cedric Mizero déploie une ins-
tallation performative où se tissent récit fictionnel et 
réminiscences de l’enfance.

Né dans l’ouest du Rwanda au début des années 1990, 
Cedric Mizero est un artiste autodidacte dont la pratique 
hybride mêle arts visuels, mode et performance.
UMUNYANA évoque un monde suspendu, traversé par un 
personnage souffrant d’un trouble de la mémoire, qui l’en-
traîne dans un univers où l’Inka — la vache — est pleurée, 
chantée, incarnée. Déesse vénérée autrefois, aujourd’hui 
disparue, elle réapparaît comme un spectre lumineux que 
les corps tentent de ressusciter par le geste, le souffle et 
le chant. Marqué par ses recherches sur l’abattage des 
animaux les jours de marché — une pratique qui contraste 
fortement avec la vénération culturelle du Rwanda pour 
les vaches — Cedric Mizero construit cette installation 
comme une vision fragmentée. Des images émergent 
d’une salle à l’autre, explorant l’histoire et la culture du 
bétail au Rwanda. UMUNYANA chante la perte d’un monde 
rural effacé et célèbre les liens invisibles qui unissent l’hu-
main à l’animal, au passé et à la terre.

Danse 

Maria Hassabi
On Stage

Durée : 1h. Première française 

Chaillot – Théâtre national 	 22 – 24 octobre 
de la Danse	

	 Mer. au ven. 19h30 
	 8 € à 24 € l Abo. 8 € à 19 €

Performance Maria Hassabi. Création sonore Stavros Gasparatos, 
Maria Hassabi. Création lumières Aliki Danezi Knutsen. Costume 
Victoria Bartlett, Maria Hassabi. Assistantes Elena Antoniou, 
Maribeth Nartatez. Gestion de la production Vassia Magoula. 
Management et distribution Rui Silveira – Something Great.

Le Festival d’Automne à Paris est coproducteur de ce spectacle et 
le présente en coréalisation avec Chaillot – Théâtre national de la 
danse.

Maria Hassabi est seule sur scène, toute proche du bord, 
dans cet espace du théâtre qui condense l’attention sur 
les corps. Avec une lenteur presque immobile, en incar-
nant successivement des images parfois iconiques, par-
fois plus diffuses, l’artiste se présente à vue, dans toute sa 
force et sa vulnérabilité.

Le proscenium accueille les tirades les plus éloquentes et 
met les corps en valeur, sous les projecteurs. Spéci
fiquement créé pour l’avant-scène des théâtres, On Stage 
ne cherche cependant pas le coup d’éclat. En denim inté-
gral, la chorégraphe et danseuse Maria Hassabi ancre sa 
présence hypnotique et sa fragilité au bord du plateau. 
Dans l’air, une ambiance sonore l’enveloppe par vagues 
délicates. Avec sa technique de mouvement quasi-
immobile développée depuis ses débuts, l’artiste passe 
d’une pose à l’autre, d’une figure iconique rappelant 
Marylin à une silhouette masculine. Pleinement exposée, 
au plus proche du public, elle révèle autant le cadre théâ-
tral que nos regards, laissant apparaître la fabrique de ces 
images et leur effacement par l’étirement continu du 
temps. Maria Hassabi convoque à présent toutes les 
images qui se sont déposées dans son corps, à force de 
les incarner millimètre par millimètre et d’y être, comme 
toute la société, quotidiennement confrontée.

Installation  Performance

Cedric Mizero 
UMUNYANA

Durée : 1h45. Spectacle debout avec un nombre limité de places 
assises. Première mondiale 

Ménagerie de verre 	 23 – 25 octobre 

	 Jeu. ven. 19h30, sam. 18h 
	 8 € à 20 € l Abo. 8 € et 15 €

Création Cedric Mizero. Distribution (en cours). 

Le Festival d’Automne à Paris est coproducteur de cette installation 
performative et la présente en coréalisation avec la Ménagerie de 
verre. 
Avec le soutien de l’Institut français.
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Faye Driscoll, Weathering
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Alice Diop

Le Voyage de la Vénus Noire

104
François Chaignaud, Akaji Maro

GOLD SHOWER
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Nadia Beugré, Épique ! (pour Yikakou)

97
Hubert Colas, Sonia Chiambretto

Superstructure
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Cedric Mizero, UMUNYANA

94
Pascal Rambert, Les conséquences
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JACK Quartet, Natacha Diels

96
Satoko Ichihara, KITTY



101
Bárbara Bañuelos, Carles Albert Gasulla

Hacer noche

95
El Conde de Torrefiel, La luz de un lago
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Un mystérieux motard casqué et une créature baroque se 
font face dans un parking souterrain. Avec Radio Vinci 
Park (Reloaded), François Chaignaud et Théo Mercier ont 
conçu une version élargie de leur performance allégo-
rique, où la chair et le métal s’attirent, se repoussent – leur 
étreinte rythmée par des mélodies jouées au clavecin.

Radio Vinci Park : le titre de cette collaboration entre Théo 
Mercier et François Chaignaud fonctionne comme une for-
mule qui condense plusieurs visions : le parking souterrain 
– en tant que lieu familier et oppressant. La moto, machine 
fantasmatique – accompagnée de son cavalier masqué. La 
radio enfin, mélange de fréquences, d’époques et de sono-
rités. Dans cette version Reloaded, la figure cérémonielle 
incarnée par François Chaignaud est accompagnée de 
deux opérateurs, Mario Barrantes Espinoza et Daniel 
Wendler – mi-mécaniciens, mi-chanteurs – qui accentuent 
le trouble du rituel auquel ils se livrent. Créature chantante 
et dansante, livrant avec la machine un corps à corps sen-
suel ou menaçant, François Chaignaud agit comme un prin-
cipe d’incertitude, qui transforme peu à peu la perception 
de l’espace en arène. Entre le motard Cyril Bourny, la clave-
ciniste Marie-Pierre Brébant et le chorégraphe François 
Chaignaud, l’artiste Théo Mercier a orchestré un univers 
pulsionnel : une hallucination où les accords du clavecin 
entrent en résonance avec les hantises de l’époque. 

Musique 

Luciano Berio, 
Zara Ali, Sara Glojnarić, 
Eva Reiter, Ni Zheng 

Durée estimée : 1h30 avec entracte 

Cité de la musique	 24 octobre  
– Philharmonie de Paris  
Salle des concerts

	 Ven. 20h 
	 8 € et 24 € | Abo. 8 € et 18 €

Sara Glojnarić, Pure Bliss, pour ensemble, chef et électronique 
(2022). Création française. 

Eva Reiter, Irrlicht, pour ensemble et électronique (2012). Création 
française.

Ni Zheng, Cauldron of Mania, pour ensemble et électronique (2025), 
commande de l’Ensemble intercontemporain et du Festival 
d’Automne à Paris. Création mondiale. 

Zara Ali, Œuvre nouvelle, pour ensemble et électronique (2025), 
commande de l’Ensemble intercontemporain et du Festival 
d’Automne à Paris. Création mondiale. 

Luciano Berio, Folk Songs, pour mezzo-soprano et sept instruments 
(1964). 

Ensemble intercontemporain 
Vimbayi Kaziboni direction
Sarah Aristidou soprano 

La Philharmonie de Paris et le Festival d’Automne à Paris présentent 
ce concert en coréalisation. 

À l’utopie d’une continuité entre les arts dits populaires et 
ceux dits savants, telles que l’exprimaient les Folk Songs 
de Luciano Berio, quatre compositrices répondent 
soixante ans après, privilégiant le son impur, la pulsion à vif 
ou la sensation d’un tremblement.

« Mon rapport à la musique populaire est souvent d’ordre 
émotionnel. Quand je travaille sur cette musique, je suis 
tout empli de la joie de l’explorateur », constate Luciano 
Berio. Ses Folk Songs sont une célèbre anthologie de onze 
pièces, en provenance d’Amérique du Nord, d’Arménie, 
d’Auvergne, d’Azerbaïdjan et, bien sûr, d’Italie. Transcrivant 
et élaborant ce qu’il considère comme des documents 
sonores, sur la base d’une philologie imaginaire, Berio y 
donne voix au contexte qui les produit et se transforme 
sous l’effet de l’écriture et du concert.
	 Des brefs éclats de Irrlicht, Eva Reiter crée des images 
de feux follets, de lumières éphémères, manifestations 
des esprits de la terre. Ni Zheng scrute, elle, le désordre, 
le déviant, le viscéral indompté, une poétique du grotesque 
de la chair. Par la pop culture, ses images et ses médias, 
ses pratiques corporelles et son esthétique, par divers 
extraits aussi, distendus à l’extrême, Sara Glojnarić fait 
appel à notre mémoire collective, non sans nostalgie, et 
vise une extase musicale. Dans ses timbres et ses dis-
cours, traduisant en sons des structures géométriques ou 
cinétiques, Zara Ali nous immerge dans les visions d’un 
contemporain décalant volontiers le réel.

Portrait  Perfomance 

François Chaignaud,  
Théo Mercier
Radio Vinci Park (Reloaded)

Durée : 45 minutes. À partir de 15 ans. Re-création 

Lieu à venir 	

Avec le CENTQUATRE-Paris	 8 € à 25 € l Abo. 8 € à 20 € 
	 Informations et réservation  
	 sur festival-automne.com et 104.fr

Mise en scène Théo Mercier. Danse et chant François Chaignaud. 
Clavecin et arrangements musicaux Marie-Pierre Brébant. Chant 
Mario Barrantes Espinoza, Daniel Wendler. Stunt Cyril Bourny. Colla-
boration artistique Florent Jacob. Régie générale François Boulet, 
Anthony Merlaud. Régie son Serge Lacourt. Conception technique 
du costume Clinique Vestimentaire. 

Le CENTQUATRE-PARIS et le Festival d’Automne à Paris présentent 
ce spectacle en coréalisation.
Avec le soutien de Dance Reflections by Van Cleef & Arpels. 
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Silvia Calderoni, Ilenia Caleo

The present is not enough
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Nina Laisné et François Chaignaud nous convient à un 
voyage au cœur de l’art du « romance », en compagnie d’un 
Orlando aux multiples visages. Partant de cette matière 
musicale et des récits qui la traversent, ils ont façonné une 
œuvre qui entremêle les époques et les danses : une lan-
terne magique où défilent les figures androgynes de San 
Miguel ou de la Doncella Guerrera.

Au fil de ses recherches autour des musiques espagnoles 
du XVIe et XVIIe siècle, l’artiste Nina Laisné a extrait des 
mélodies et des récits circulant au carrefour des musiques 
baroques, du chant séfarade et du romance. Mélangeant 
les sources musicales, chorégraphiques et visuelles, elle a 
conçu avec François Chaignaud ces romances incer-
taines, cherchant une harmonie entre danse et musique. À 
la croisée d’histoires métissées, ce récital en trois actes 
suit le fil du désir et du travestissement : tour à tour demoi-
selle guerrière, archange voluptueux, gitane andalouse, 
François Chaignaud entrelace dans ses danses ferveur 
mystique et séduction. Qui est cet autre Orlando qui se 
dévoile à travers ces métamorphoses – brouillant les fron-
tières du masculin et du féminin ? Aux côtés d’un quatuor 
à l’instrumentarium atypique, où le bandonéon se substi-
tue au clavecin, ces personnages font remonter des ritour-
nelles, des fantômes de pas qui viennent peupler le 
présent et s’entremêlent jusqu’au vertige.

Théâtre 

Pascal Rambert
Les conséquences 

Durée estimée : 2h15. Création 2025 

Théâtre de la Ville 	 3 – 15 novembre 
– Sarah-Bernhardt	  

	 Lun. au sam. 20h, dim. 15h, relâche ven. 
	 8 € à 34 € l Abo. 8 € à 29 €

Texte, mise en scène et installation Pascal Rambert. Avec Audrey 
Bonnet, Anne Brochet, Paul Fougère, Lena Garrel, Jisca Kalvanda, 
Marilú Marini, Arthur Nauzyciel, Stanislas Nordey, Laurent Sauvage, 
Mathilde Viseux, Jacques Weber. Lumières Yves Godin. Costumes 
Anaïs Romand. Musique Alexandre Meyer. Scénographie Aliénor 
Durand. Collaboration artistique Pauline Roussille. Régie générale 
Félix Löhmann. Régie lumière Thierry Morin. Régie son Baptiste 
Tarlet. Régie plateau Antoine Giraud. Habilleuse Marion Regnier. 
Répétiteur José Pereira. 

Le Théâtre de la Ville-Paris et le Festival d’Automne à Paris sont 
coproducteurs de ce spectacle et le présentent en coréalisation. 

Théâtre

El Conde de Torrefiel 
La luz de un lago 

Durée : 1h30. En espagnol, surtitré en français et en anglais

Odéon Théâtre de l’Europe 	 4 – 16 novembre 
– Odéon Paris 6

	 Mar. au sam. 18h et 21h,  
	 sauf mardi 4 nov. 21h,  
	 dim. 15h, relâche lundi 
	 21 € et 42 € l Abo. 16 € et 34 €

Conception et dispositif El Conde de Torrefiel. Mise en scène, texte 
et dramaturgie Tanya Beyeler, Pablo Gisbert. Avec Mireia Donat 
Melús, Mauro Molina, Isaac Torres. Scénographie El Conde de 
Torrefiel, Isaac Torres. Espace et matériaux El Conde de Torrefiel, 
La Cuarta Piel. Coordination et direction technique Isaac Torres. 
Création lumière Manoly Rubio García. Création sonore Rebecca 
Praga, Uriel Ireland. Création vidéo Carlos Pardo, María Antón 
Cabot. Techniciens en tournée Uriel Ireland, Guillem Bonfill, Roberto 
Baldinelli. Production et administration Uli Vandenberghe. 
Production exécutive Alessandra Simeoni – CIELO DRIVE SL.

Le Festival d’Automne est coproducteur de ce spectacle et le 
présente en coréalisation avec l’Odéon Théâtre de l’Europe. 

Pascal Rambert, auteur et metteur en scène majeur de sa 
génération, s’entoure de fidèles compagnons de route 
pour porter à la scène une fresque ambitieuse sur le 
temps qui passe et les liens familiaux. Conçue comme une 
trilogie sur cinq ans, elle explore les traces laissées par 
nos engagements et nos ruptures.

Les conséquences aborde la question du temps qui trans-
forme les êtres, en tant que corps, mondes psychiques, 
collections de comportements, pour examiner de près les 
retentissements de nos actes. Sans surplomb, sans 
morale, c’est à l’horizontale que Pascal Rambert perce 
d’un regard acéré la sphère mouvante des relations fami-
liales, amoureuses, amicales, et la portée de l’expérience 
à l’endroit des engagements, sociaux, politiques ou senti-
mentaux. De ce temps qui nous traverse comme une 
flèche, l’artiste met à nu le flux tendu, à la fois fulgurant et 
marqué de pierres anguleuses, en effeuillant la pièce sous 
quatre chapitres qui alternent à vive allure mariages et 
funérailles. À l’occasion de ces rites de passage se ras-
semble une famille de trois générations dans un grand bar-
num de toiles blanches, l’espace d’une dizaine d’années 
filantes, avec ses lots de joies, de douleurs, d’espoirs, de 
renoncements, ces reliefs extrêmes de la vie qui font 
la matière théâtrale de la langue de Rambert, plus incisive 
que jamais. 

La dernière création de la compagnie catalane El Conde 
de Torrefiel nous invite à fermer les yeux pour mieux les 
rouvrir. Elle révèle un espace où se rencontrent l’imagi-
naire du spectateur et la virtuosité de ce duo de créateurs 
hors norme.

« Ceci est un film », annonce une voix au début de la pièce. 
Le texte, décliné en voix off et en surtitres, nous plonge 
dans quatre histoires, quatre fragments de vies : une ren-
contre amoureuse lors d’un concert de Massive Attack 
(Manchester, 1995), un rendez-vous clandestin dans un 
cinéma (Athènes, 2012), une soirée dans la vie d’une bio-
logiste transsexuelle (Paris, 2024), et une première à 
l’opéra (Venise, 2036). Quatre histoires étrangement 
entrelacées, car certains sont spectateurs ou lecteurs de 
la vie des autres. Quatre instants qui se prolongent dans la 
durée des récits inbriqués. Sur une scène dont le dépouil-
lement et l’abstraction cristallisent notre imaginaire, la 
bande-son omniprésente scande les déplacements d’une 
scénographie composée de panneaux et d’écrans, qui 
voilent autant qu’ils révèlent. Dans La luz de un lago (La 
lueur d’un lac), Tanya Beyeler et Pablo Gisbert aiment 
brouiller les pistes, pour mieux interroger ce qui nous défi-
nit comme spectateurs. 

Portrait  Danse  Musique

Nina Laisné,  
François Chaignaud
Romances inciertos,  
un autre Orlando

Durée : 1h10

Théâtre de la Cité internationale	 4 – 7 novembre 

	 Mar. mer. 20h, jeu. ven. 19h 
	 8 € à 24 € | Abo. 8 € à 16 €

Conception, mise en scène et direction musicale Nina Laisné. 
Conception et chorégraphie François Chaignaud. Danse et chant 
François Chaignaud. Bandonéon Jean-Baptiste Henry. Violes de 
gambe François Joubert-Caillet. Théorbe et guitare baroque Daniel 
Zapico. Percussions historiques et traditionnelles Pere Olivé. 
Création lumière et régie générale Anthony Merlaud. Régie son 
Charles-Alexandre Englebert, Alice Le Moigne. Habilleuse en 
tournée Cara Ben Assayag. Création costumes Carmen Anaya, 
Kevin Auger, Séverine Besson, María Ángel Buesa Pueyo, Caroline 
Dumoutiers, Pedro García, Carmen Granell, Manuel Guzmán, Isabel 
López, María Martinez, Tania Morillo Fernández, Helena Petit, Elena 
Santiago. Décor et peinture Marie Maresca. Peinture Fanny 
Gaudreau. Retouches images Remy Moulin, Marie B. Schneider. 
Construction Christophe Charamond, Emanuel Coelho. 

Le Théâtre de la Cité internationale et le Festival d’Automne à Paris 
présentent ce spectacle en coréalisation.
Avec le soutien de Dance Reflections by Van Cleef & Arpels. 

 

Portrait  Musique 

JACK Quartet, 
Natacha Diels 

Durée : 1h 

Théâtre Silvia Monfort 	 5 novembre 

	 Mer. 21h  
	 8 € à 28 € l Abo. 8 € à 20 €

Natacha Diels, Beautiful Trouble, pour le JACK Quartet (2024). 

JACK Quartet : Christopher Otto violon, Austin Wulliman violon, 
John Pickford Richards alto, Jay Campbell violoncelle

Matthew Craig direction technique. Kent Sprague lumières. Maile 
Okamura costumes. Matthew Craig, Natacha Diels création sonore. 

Le Théâtre Silvia Monfort et le Festival d’Automne à Paris 
présentent ce concert en coréalisation. 

Dans Beautiful Trouble, créé pour et avec le JACK Quartet, 
Natacha Diels rend l’œuvre et la vie indistinctes, électrise 
la saturation de notre époque et s’amuse de l’hypnose des 
images, partout présentes. Entre performance et installa-
tion, cet opéra de chambre, vu et entendu, impliquant 
textes, gestes, électronique et vidéo, sonde nos émotions 
les plus vives.

Chacun des cinq actes — ou épisodes — de Beautiful 
Trouble développe sa propre intrigue, liée à un membre du 
quatuor à cordes ou à un spectateur quelconque. Ces 
intrigues se déploient à travers toutes les dimensions de 
l’œuvre : corporelles, sonores, visuelles — autrement dit 
musicales, théâtrales, chorégraphiques et vidéogra-
phiques. La narration et l’expérience sensorielle, multiple, 
oscillent entre le plus grand réalisme, voire l’hyperréa-
lisme, et l’illusion, la fiction ou le rêve. « L’accent est mis sur 
la beauté des moments simples, à travers des activités 
telles que les promenades matinales, les dîners entre 
amis, les jeux d’enfants et les chansons autour d’un feu de 
camp. » Mais sous les images disparates, celles de fla-
mants roses ou de paysages américains, logent volontiers 
le malaise, l’absurde, le non-sens, l’inquiétante étrangeté 
ou la « vallée dérangeante », cette théorie selon laquelle 
moins un robot androïde semble artificiel, plus ses imper-
fections nous paraissent monstrueuses.
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Avec cet opus de saison au titre songeur – à l’ombre d’un 
vaste détail, hors tempête  – Christian Rizzo déploie une 
fois de plus les sortilèges d’une danse organique. S’invente 
au plateau une cartographie faite de fragments chorégra-
phiques, de détails. Réunissant compagnons de route et 
nouveaux venus, le chorégraphe rend visible l’invisible.

Il faudrait revenir aux prémices, celles de l’association fra-
gile fondée en 1996 par Christian Rizzo. Déjouant les 
attendus, le chorégraphe n’aura eu de cesse de présenter 
des objets dansants, des performances, des pièces de 
groupe ou en solo. Christian Rizzo va ainsi marquer de son 
empreinte la danse contemporaine. Possible pièce épi-
logue à sa trilogie de l’invisible, à l’ombre d’un vaste détail, 
hors tempête s’appuie sur les principes d’ellipses tempo-
relles faisant dialoguer fragments et continuité dramatur-
gique. Les interprètes pris dans cet entre-deux – en regard 
du texte de Célia Houdart – forment alors une humanité 
dansante à la recherche d’une certaine plénitude, entre le 
concret du geste et sa puissance poétique. Entouré de 
complices, de danseurs et danseuses en scène, Christian 
Rizzo fait siens les mots de Philippe Jacotet : « Rien que 
l’espace, et au milieu, ce murmure, éternel ».

Théâtre 

Satoko Ichihara
KITTY

Durée : 1h50. En japonais, chinois (cantonais) et coréen, surtitré en 
français et en anglais. Première française 

Maison de la culture du Japon à Paris 	 6 – 8 novembre 

	 Jeu. ven. 20h, sam. 15h et 20h. 
	 8 € à 20 € | Abo. 8 € à 18 €

Textes et mise en scène Satoko Ichihara. Avec (en cours) Erika 
Hiruta, Kiki Hanaka, Yuka Hanamoto (Yuka Hanamoto × Moe 
Matsuki). Musique Masamitsu Araki. Costumes Shie Minamino 
(Osushi). Scénographie Tomomi Nakamura. Lumière Rie Uomori 
(kehaiworks), Hitomi Kiuchi. Son Takeshi Inarimori. Vidéo Kotaro 
Konishi. Régie scène Aiko Harima. Création et distribution originale 
Birdy Wong Ching-yan (Artocrite Theater), Soo-yeon Sung (Creative 
VaQi), Yurie Nagayama (Seinendan).

La Maison de la culture du Japon à Paris et le Festival d’Automne  
à Paris présentent ce spectacle en coréalisation. 
Avec le soutien de la Fondation franco-japonaise Sasakawa. 

Théâtre 

Hubert Colas,  
Sonia Chiambretto 
Superstructure 

Durée : 1h50 avec entracte. À partir de 15 ans 

Théâtre Nanterre-Amandiers – CDN	 6 – 22 novembre 

	 Mar. au ven. 20h, sam. 18h, dim. 15h,  
	 relâches lun. et mar. 11 nov. 
	 8 € à 35 € l Abo. 8 € à 20 €

Superstructure, librement adapté des deux premières parties du 
livre Gratte-ciel de Sonia Chiambretto (édition L’Arche, 2021). 
Adaptation, mise en scène et scénographie Hubert Colas. Avec (en 
cours) Ahmed Fattat, Isabelle Mouchard, Perle Palombe, Nastassja 
Tanner, Manuel Vallade. Son Frédéric Viénot. Vidéo Pierre Nouvel. 
Lumières Fabien Sanchez, Hubert Colas. Costumes Fred Cambier. 
Assistante à la scénographie Andrea Baglione. Assistantes à la mise 
en scène Lisa Kramarz, Salomé Michel. Régie générale Nils Doucet. 
Régie vidéo Hugo Saugier.

Le Théâtre Nanterre-Amandiers – CDN et le Festival d’Automne à 
Paris présentent ce spectacle en coréalisation. 

Après le retentissant Yoroboshi : The Weakling présenté au 
Festival en 2024, la dramaturge et metteuse en scène 
Satoko Ichihara sonde avec audace et subtilité les tabous 
et contradictions sexuelles de la société japonaise. Dans 
sa nouvelle création, KITTY, elle imagine une société peu-
plée de chats blancs, un univers parallèle effroyablement 
proche du nôtre.

Satoko Ichihara écrit et met en scène des pièces qui inter-
rogent les attitudes humaines, la physiologie du corps et 
le malaise qu’ils génèrent, élaborant au fil de ses créations 
une réflexion sur la généalogie de la violence. Avec KITTY, 
elle explore les excès d’une société contemporaine où la 
surconsommation, le patriarcat et le capitalisme façonnent 
les comportements et les désirs. Jouant sur le sens du 
mot « kawaii » (mignon), elle y trace avec humour et finesse 
une analogie entre le traitement réservé aux animaux et 
l’objectification des femmes, se basant sur des recherches 
sur le trafic sexuel, la position de la femme dans la société 
actuelle et la consommation de viande. Créée à l’origine 
avec des comédiennes natives du Japon, de la Corée du 
Sud et de Hong Kong, cette pièce énergique et satirique – 
ici avec des comédiennes japonaises uniquement – agit 
comme une onde de choc : une redéfinition radicale de la 
vie et de la sexualité.

Pensée dans les années 1930 par Le Corbusier, une Cité 
Radieuse d’Alger – baptisée Obus – devait s’articuler 
autour d’un immeuble de dix-huit kilomètres. Quatre-vingt-
dix ans plus tard, le projet ne verra jamais le jour, mais c’est 
dans cette ville dystopique, superposée au réel, que Sonia 
Chiambretto et Hubert Colas situent Superstructure.

Comment porte-t-on dans son corps les fantômes des 
récits d’un passé traumatique et d’une population déraci-
née ? Toujours avec une langue brute et musicale et en 
explorant une démarche qui lui est singulière, la poétesse 
et écrivaine Sonia Chiambretto poursuit sa quête de l’iden-
tité en interrogeant les témoignages et documents d’ar-
chives qu’elle a collectés. Dans un récit documentaire qui 
croise les médiums sur scène, Hubert Colas et Sonia 
Chiambretto font émerger des figures dont la polyphonie 
compose une traversée de l’histoire de l’Algérie contem-
poraine. Il y est question de la décennie noire (1990-2000), 
des événements de la guerre civile (1957 à 1962), mais 
également de demain. Le désir fou d’un avenir meilleur y 
est très sensible. À l’opposé de tout didactisme, transpa-
raît une pensée en mouvement. Entre fable architecturale 
et projet mémoriel, Superstructure révèle comment les 
constructions coloniales marquent à la fois l’histoire d’un 
pays et l’intimité de ses habitants et habitantes. 

Danse

Christian Rizzo 
à l’ombre d’un vaste détail, 
hors tempête

Durée : 1h. Création 2025

MC93	 6 – 9 novembre 

	 Jeu. ven. 20h30, sam. 18h, dim. 16h 
	 8 € à 30 € l Abo. 8 € à 18 €

Chorégraphie, scénographie, costumes Christian Rizzo. Avec Enzo 
Blond, Fanny Didelot, Hans Peter Diop Ibaghino, Nathan Freyermuth, 
Paul Girard, Hanna Hedman, Anna Vanneau. Création lumières Caty 
Olive. Création musicale Pénélope Michel et Nicolas Devos 
(Cercueil / Puce Moment). Texte Celia Houdart. Régie générale (en 
alternance) Jérôme Masson, Victor Fernandes. Régie son Delphine 
Foussat. Régie lumières (en alternance) Clément Huard, Romain 
Portolan. Administration, production Hélène Moulin-Rouxel, Colin 
Pitrat – Les Indépendances. 
 
La MC93 – Maison de la Culture de Seine-Saint-Denis, le CND 
– Centre national de la danse et le Festival d’Automne à Paris sont 
coproducteurs de ce spectacle et le présentent en coréalisation, 
dans le cadre de plan D du CND – Centre national de la danse. 
Avec le soutien de Dance Reflections by Van Cleef & Arpels. 

Danse

Nadia Beugré 
Épique ! (pour Yikakou)

Durée estimée : 1h. Création 2025 

Théâtre Silvia Monfort 	 7 – 8 novembre 

	 Ven. 20h30, sam. 18h 
	 8 € à 28 € l Abo. 8 € à 20 €

Théâtre 13 	 2 – 5 décembre 

	 Mar. au ven. 20h 
	 8 € à 25 € | Abo. 8 € à 15 €

Direction artistique et interprétation Nadia Beugré. Interprétation et 
musique live Salimata Diabate (percussions, balafon), Charlotte Dali 
(voix, percussions). Dramaturgie Kader Lassina Touré. Scénogra-
phie Jean-Christophe Lanquetin. Lumière Paulin Ouedraogo.

Le Festival d’Automne à Paris est coproducteur de ce spectacle et 
le présente en coréalisation avec le Théâtre Silvia Monfort et le 
Théâtre 13. 

Nadia Beugré entame un voyage solitaire vers Yikakou, vil-
lage disparu de son enfance en Côte d’Ivoire, dont les 
terres dites maudites sont englouties par la forêt. Dix ans 
après Quartiers libres – son premier solo présenté au 
Festival d’Automne –, elle mêle mémoire collective et sou-
venirs intimes dans cette nouvelle création.

Au fil de son voyage, la chorégraphe et interprète part en 
quête de figures féminines marquantes. Celui de l’aïeule 
qui lui a donné son nom Gbahihonon, « une femme qui dit 
ce qu’elle voit » ou encore dans l’épopée de Soundiata la 
figure de Dô-Kamissa, une femme vieillissante qui, après 
avoir été lésée par son frère, s’est transformée en buffle 
pour détruire sa terre. Se faisant passer pour un oracle 
féminin, elle orchestre habilement le mariage du roi et de 
Sogolon Kandé, la femme bossue. La chorégraphe et inter-
prète incarne ces figures dans un solo puissant, où elle 
tisse un lien entre son histoire et celles de ses ancêtres. 
Habitée par les voix du passé, elle partage la scène avec 
deux musiciennes-chanteuses, qui se font l’écho et 
témoignent de son histoire. À l’instar de Filles-Pétroles et 
Prophétique (on est déjà né.es), présentées en 2023 lors 
du Focus qui lui était consacré, ce solo nous entraîne une 
nouvelle fois vers la Côte d’Ivoire, où l’enfance et l’héritage 
de Nadia Beugré se mêlent aux récits collectifs.



98 99

Il est question d’utopie de corps dans la performance 
The  present is not enough mise en scène par Silvia 
Calderoni et Ilenia Caleo. Ce sont des corps allongés, 
sinueux, tordus, qui draguent et se font draguer, explorant 
des formes d’intimité hors contrôle et ouvrant une brèche 
sur de nouvelles modalités de relations.

Le point de départ est l’expérience historique du cruising 
sur les Piers de New York à la fin des années 1970, début 
des années 1980. Les hommes gays y venaient traîner, bai-
ser, se droguer, se photographier, juste avant que le sida et 
la gentrification n’anéantissent ces espaces d’expérimen-
tation artistique et sexuelle. Silvia Calderoni et Ilenia Caleo 
puisent dans les archives documentaires de l’époque – 
notamment les photographies de Peter Hujar et les jour-
naux audios de David Wojnarowicz – pour construire, à 
partir d’une expérience qu’elles n’ont pas vécue, de nou-
veaux imaginaires. Dans The present is not enough, le 
mélange des temporalités, tout comme l’enchevêtrement 
des corps désirants, est une tentative de faire apparaître 
des « baluginii », des scintillements qui répondent à une 
envie déchirante de communauté et dessinent un projet 
politique émancipateur.

Portrait  Danse 

François Chaignaud, 
Aymeric Hainaux 
Mirlitons 

Durée : 1h10. À partir de 9 ans

Chaillot – Théâtre national 	 12 – 16 novembre 
de la Danse 	  

	 Mer. au ven. 19h30, sam. 17h, dim. 15h 
	 8 € à 24 € l Abo. 8 € à 19 €

Conception et interprétation Aymeric Hainaux, François Chaignaud. 
Collaboration artistique Sarah Chaumette. Création costumes Sari 
Brunel. Création lumière Marinette Buchy. Régie générale Anthony 
Merlaud. Régie son Patrick Faubert. 

Le Festival d’Automne à Paris est coproducteur de ce spectacle et 
le présente en coréalisation avec Chaillot – Théâtre national de la 
Danse. 
Avec le soutien de Dance Reflections by Van Cleef & Arpels. 

Mirlitons, c’est la rencontre de deux voix, de deux corps : 
entre le chorégraphe François Chaignaud et le beatboxer 
Aymeric Hainaux, une alchimie physique et musicale où le 
son, la voix et le rythme se conjuguent pour former une 
intensité performative inclassable. 

S’agit-il d’un concert, d’une battle, d’un rituel, d’une pasto-
rale ? À l’origine de cet objet vocal non-identifié, la ren-
contre entre deux univers performatifs hétérogènes : celui 
de François Chaignaud, danseur, chanteur, performeur qui 
depuis plusieurs années utilise la voix comme véhicule 
d’états sensoriels et spirituels. Et celui d’Aymeric Hainaux, 
artiste visuel, beatboxer, poète et danseur, qui triture et 
mélange ritournelles, beat, larsens et cris. Marqués chacun 
par le travail de l’autre, ils se sont retrouvés en studio avec 
le désir de tester leurs limites respectives ; de fouiller les 
zones troubles du chant et du rythme pour inventer une 
écriture musicale et physique qui leur soit propre. 
Arpentant la scène comme un terrain de jeu aux règles 
fluctuantes, ils usent de leurs cordes vocales, de leurs 
pieds, de leurs bras pour développer une partition char-
nelle composée de cadences impaires. Attirés par l’hybri-
dation des traditions musicales, ils cherchent un point de 
résonance vibratoire : aux aguets, en friction, en contact, à 
l’écoute, leur duo est semblable à un mirliton (instrument 
de musique, couvre-chef, Louis d’or ou pâtisserie) : polysé-
mique, sonore et insaisissable. 

Performance 

Silvia Calderoni, Ilenia Caleo 
The present is not enough

Durée : 1h. Première française 

Ménagerie de verre 	 13 – 15 novembre 

	 Jeu. ven. 20h30, sam. 19h30 
	� 8 € à 15 € l Abo. 8 € et 10 € 

Conversation entre Silvia Calderoni, Ilenia 
Caleo et Elisabeth Lebovici le 15 novembre

Un projet de Silvia Calderoni, Ilenia Caleo. Avec Tony Allotta, Silvia 
Calderoni, Ilenia Caleo, Nico Guerzoni, Gabriele Lepera, Fedra 
Morini, Ondina Quadri. Création sonore Gabor + SC. Accompagne-
ment et direction de production Elisa Bartolucci. Conseil dramatur-
gique Anna Antonia Ferrante et de nombreux amis. 

La Ménagerie de verre et le Festival d’Automne à Paris présentent 
ce spectacle en coréalisation. 

Théâtre 

Philippe Quesne
Le Paradoxe de John 

Durée estimée : 1h30. Première mondiale

La Commune, centre dramatique	 7 – 16 novembre  
national d’Aubervilliers	  

	 Mer. au ven. 20h, sam. 18h, dim. 16h,  
	 relâches lun., mar. 
	 8 € à 25 € l Abo. 8 € à 15 €

Théâtre de la Bastille 	 26 novembre – 6 décembre 

	 Lun. au ven. 20h30, sam. 18h, relâche dim. 
	 8 € à 26 € l Abo. 8 € à 19 €

Conception, mise en scène et scénographie Philippe Quesne. Avec 
(en cours) Marc Susini, Isabelle Angotti, Veronika Vasylieva-Rije. 
Textes originaux Laura Vazquez. Costumes Anna Carraud. 
Technique et construction François Boulet, Marc Chevillon. Son 
Félix Perdreau. Production Alice Merer.

La Commune, centre dramatique national d’Aubervilliers, le Théâtre 
de la Bastille et le Festival d’Automne à Paris sont coproducteurs de 
ce spectacle et le présentent en coréalisation. 
Avec le soutien de la Fondation d’entreprise Hermès.

Philippe Quesne prolonge ses rêveries sur la place de l’art 
dans notre vie quotidienne avec une création pour quatre 
interprètes et des invités, où inventions plastiques et musi-
cales répondent aux circonvolutions de poèmes originaux 
de Laura Vazquez. 

Le Paradoxe de John ravive le souvenir d’une des pre-
mières pièces du metteur en scène, composant avec elle 
un diptyque, à 18 ans d’intervalle. En 2007, L’Effet de Serge 
campait un être solitaire qui, dans son appartement, orga-
nisait chaque dimanche des spectacles pour ses amis. Ses 
miniatures – une à trois minutes – dessinaient un imaginaire 
poétique et drôle mais aussi un territoire étrange où 
coexistaient la solitude de l’inventeur mélancolique et l’ami-
tié de son cercle de spectateurs patients. De cette tension 
entre quête obsessionnelle et besoin de partage émergent 
aujourd’hui les péripéties d’un personnage affairé à l’amé-
nagement d’une galerie d’art, entouré de ses convives. De 
l’effet au paradoxe, subsiste l’esprit d’un théâtre de proxi-
mité avec le public, témoin d’une composition polypho-
nique pour humains et non humains. Les textes de la poète 
et romancière Laura Vazquez en habitent le livret, prolon-
gement évident d’une collaboration entamée avec 
Fantasmagoria et Le Jardin des Délices, deux pièces pré-
sentées au Festival d’Automne en 2022 et 2023.

Danse 

Faye Driscoll 
Weathering

Durée : 1h05. Ce spectacle comporte des scènes de nudité

CENTQUATRE-PARIS 	 12 – 15 novembre 

	 Mer. au sam. 20h 
	 8 € à 25 € l Abo. 8 € à 20 €

Conception, chorégraphie et direction Faye Driscoll. Avec James 
Barrett, Kara Brody, Miguel Alejandro Castille, Amy Gernux, Maya 
LaLiberté, Mykel Marai Nairne, Jennifer Nugent, Cory Seals, Carlo 
Antonio Villanueva, Jo Warren. Remplaçant et remplaçante David 
Guzman, Marie Lloyd Paspe. Scénographie Jake Margolin, Nick 
Vaughan. Lumières Amanda K. Ringger. Musique et son Sophia 
Brous. Son live et conception sonore Ryan Gamblin. Composition, 
field recordings et conception sonore Guillaume Soula. Costumes 
Karen Boyer. Dramaturgie Dages Juvelier Keates. Assistante à la 
chorégraphie Amy Gernux. Coordination d’intimité Yehuda Duenyas. 
Création lumière Connor Sale. Gestion des accessoires Emily 
Vizina. Diffusion Damien Valette.

Le CENTQUATRE-PARIS et le Festival d’Automne à Paris présentent 
ce spectacle en coréalisation. 
Avec le soutien de Dance Reflections by Van Cleef & Arpels, de 
King’s Fountain, de la Villa Albertine et de la Fondation Albertine.

 

Tourbillon sensoriel, la dernière création de l’étatsunienne 
Faye Driscoll a de quoi donner le vertige. Weathering cho-
régraphie nos liens de réciprocité et scelle un destin 
nécessairement commun.

Simili bloc de glace ou radeau de fin du monde, une masse 
blanche repose au centre de l’espace. Dessus, dix perfor-
meurs et performeuses aux corps entremêlés composent 
lentement des images, tels des tableaux vivants issus d’un 
imaginaire queer. Des doigts se glissent dans une bouche, 
un filet de bave goutte sur un dos, des mains agrippent un 
col, des halètements évoquent autant la souffrance que la 
jouissance : dans un vertige de réactions en chaîne et d’in-
terdépendances, chaque micro-évènement aura des 
répercussions sur ce groupe en permanent morphing. 
Sous une lumière crue, le public assis tout autour est 
entièrement pris dans cette installation à 360° de souffles, 
d’harmonies de voix, de chairs, de sensualités, d’odeurs, 
de liquides et d’objets. Weathering rend ainsi perceptible 
ce qui est bien plus grand que nous : un système météoro-
logique qui nous lie toutes et tous, son dérèglement, son 
emballement, sa frénésie hors de contrôle. Dans ce chaos 
dont nous prenons la mesure et partageons la responsa-
bilité, le retour en arrière est impossible. Le cataclysme est 
devenu plus qu’une simple probabilité.
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Lorraine de Sagazan confronte l’inusable sujet de l’amour à 
l’époque. Aime-t-on aujourd’hui comme on aimait il y a vingt 
ans ? Et il y a cent ans ? Que savons-nous de la jeunesse ? 
Et que peut le théâtre face aux douleurs des relations ?

Pour leur dernière création, la metteuse en scène Lorraine 
de Sagazan et l’auteur Guillaume Poix s’entourent de huit 
comédiennes et comédiens en devenir, issus du dispositif 
Talents Adami Théâtre. Toutes et tous ont environ une 
vingtaine d’années. Toutes et tous ont été sélectionnés 
parmi quelque 1 800 candidatures. Toutes et tous ont par-
ticipé à l’élaboration de cette pièce consacrée à la passion 
amoureuse ; son histoire, son idéalisation, ses manifesta-
tions actuelles et ses alternatives. Façon de découvrir et 
d’interroger comment cette nouvelle génération invente et 
conçoit son rapport au désir, à l’autre, à la conjugalité, et à 
la liberté. Après Léviathan, Un sacre et La Vie invisible, le 
duo d’artistes poursuit son travail qui mêle rencontres et 
entretiens, improvisation et écriture au plateau. Leur 
théâtre cathartique et utopiste, à la lisière de la perfor-
mance et des arts plastiques, se donne pour objectif de 
répondre à nos attentes frustrées par le quotidien, les 
normes et les institutions.

Théâtre 

Gaëlle Bourges 
La petite soldate 

Durée : 1h. Tout public dès 9 ans. Création 2025 

T2G Théâtre de Gennevilliers, 	 13 – 16 novembre 
Centre Dramatique National 	  

	� Sam. 16h, dim. 14h.  
(Scolaire jeu., ven. 10h et 14h30) 
8 € à 24 € l Abo. 8 € à 18 €

 
Conception Gaëlle Bourges. Regard extérieur Agnès Butet.  
La narratrice Gaëlle Bourges. La petite soldate et la diable Poupées. 
Comédienne pour la langue des signes française Lucie Lataste. 
Récit en voix off Gaëlle Bourges, d’après l’œuvre de Igor Stravinsky 
et de Charles Ferdinand Ramuz. Images d’archives ECPAD 
(Établissement de communication et de production audiovisuelle de 
la Défense) – montage Claire Ananos. Accessoires et costumes 
Gaëlle Bourges, Anne Dessertine. Poupées Anne Dessertine. 
Musique The Bee Gees, KrYstian, Stéphane Monteiro a.k.a XtroniK, 
Walter Murphy, Igor Stravinsky. L’Histoire du Soldat Suite (Petits airs 
au bord du ruisseau, Pastorale, Marche Royale, Marche triomphale du 
diable). Lumière Morgane Viroli. Régie générale et lumière Tatiana 
Carret. Régie son Stéphane Monteiro ou Guillaume Olmeta. 
Remerciements Gilbert Teste (pour l’arbre à poupées), Josette 
Vasseur Peters (pour la machine à coudre et le béret). Administra-
tion et coordination générale Os Marie Collombelle. Logistique Os 
Cyann Desvaux. Production et diffusion Isabelle Morel – Fabrik 
Cassiopée Paris

Le T2G Théâtre de Gennevilliers, Centre Dramatique National et le 
Festival d’Automne à Paris présentent ce spectacle en coréalisation.

Théâtre

Bárbara Bañuelos, 
Carles Albert Gasulla 
Hacer noche 

Durée : 1h50. En espagnol, surtitré en français. Première française 

Lieu à venir 	 14 – 16 novembre 

Avec le Théâtre de la Bastille	 8 € à 26 € l Abo. 8 € à 19 € 
	 Informations et réservation  
	 sur festival-automne.com  
	 et theatre-bastille.com

Mise en scène Bárbara Bañuelos. Écriture, narration, dialogues, 
réflexion et travail corporel Carles Albert Gasulla, Bárbara Bañuelos. 
Scénographie Antoine Hertenberger, Marwan Zouein. Lumières 
David Picazo. Surtitrage Pamela Grillet-Paysan. Assistanat 
technique Olivier Vincent, Javier Espada.

Le Théâtre de la Bastille et le Festival d’Automne à Paris présentent 
ce spectacle en coréalisation. 

En fuite vers son pays, où l’attendent son père et sa fian-
cée, une soldate croise la diable. Gaëlle Bourges recontex-
tualise le drame de Stravinsky et Ramuz en un solo avec 
deux poupées, sur une bande originale électro-disco. Avec 
tact, La petite soldate interroge tous les âges sur la place 
de l’art dans nos vies, ainsi que l’impact de la guerre, le 
rapport à l’éthique et au bonheur.

Connue pour son approche déconstructive des œuvres 
d’art, Gaëlle Bourges se tourne vers le mimodrame com-
posé par Igor Stravinsky sur un texte de Charles Ferdinand 
Ramuz en 1917, Histoire du soldat. La chorégraphe féminise 
les personnages, transpose la Grande Guerre à une guerre 
décoloniale, transforme l’amour hétérosexuel en amour les-
bien, et prolonge la réflexion sur l’éthique et le bonheur qui 
traverse le texte original. Deux poupées de chiffon mou aux 
visages sans trait, grandeur nature, figurent la soldate et la 
diable, et s’animent grâce à la performeuse-narratrice sur 
un plateau bordé d’une piste disco, accompagnées d’une 
bande son composée par KrYstian et XtroniK. Aujourd’hui 
encore, il est essentiel d’entendre les questions que sou-
lève l’œuvre : peut-on vraiment se remettre d’une guerre ? 
Et sans l’art, que nous reste-t-il ?

Hacer noche, c’est traverser la nuit – celle dans un parking, 
celle imposée par l’exclusion. À partir du Voyage au bout 
de la nuit de Louis-Ferdinand Céline, Bárbara Bañuelos 
compose un duo sensible où l’intime touche au collectif. 
Une réflexion scénique, pour faire entendre ce qui reste 
souvent dans l’ombre.

Bárbara Bañuelos est metteuse en scène et compose 
avec l’instabilité du secteur culturel. Carles Albert Gasulla, 
diplômé en philologie allemande, parle cinq langues. Un 
diagnostic en santé mentale le contraint à abandonner sa 
carrière de traducteur pour travailler comme gardien de 
nuit dans un parking de Barcelone. Entre solitude, poésie 
et lumière artificielle, il lit sans relâche et enregistre ses 
pensées. De cette rencontre est né un dialogue, patient, 
profond, qui trouve aujourd’hui sa forme sur scène. À deux, 
au centre d’un cercle de spectatrices et spectateurs, ils 
déroulent les fils d’un récit partagé, fait de fragilité, 
d’écoute et de résistance discrète. Leurs voix s’entrelacent 
autour des livres, des visages croisés dans l’ombre du par-
king, des figures comme Frantz Fanon ou Donna Haraway. 
Hacer noche devient alors un espace d’attention, un lieu 
pour penser les corps, les silences, la précarité et les mots 
qui tiennent debout dans la nuit.

Théâtre

Talents Adami Théâtre, 
Lorraine de Sagazan, 
Guillaume Poix 
Lack 

Durée estimée : 1h15. Première mondiale

Théâtre des Bouffes du Nord 	 13 – 16 novembre 

	� Jeu. au sam. 20h, dim. 15h 
8 € à 20 € | Abo. 8 € à 15 €

Conception et mise en scène Lorraine de Sagazan. Texte Guillaume 
Poix. Avec Fareen Aslam Mohammed Aslam, Aymen Bouchou, 
Marine Gramont, Mélo Lauret, Vincent Pacaud, Naïsha 
Randrianasolo, Nemo Schiffman, Kim Verschueren.

L’Adami et le Festival d’Automne à Paris sont coproducteurs de ce 
spectacle et le présentent en collaboration avec le Théâtre des 
Bouffes du Nord.

Performance  Installation immersive

Kubra Khademi, 
Caroline Gillet, 
Sumaia Sediqi 
One’s own room inside Kabul

Durée : 1h. Création 2025

Théâtre de la Concorde 	 14 – 19 novembre 	  

Avec le Théâtre de la Ville-Paris	 Lun. et ven. 19h et 21h,  
	 mar. et mer. 19h, 20h et 21h,  
	 sam. 15h, 17h, 19h et 20h30,  
	 relâche dim. 
	 8 € à 15 € l Abo. 8 € et 15 €

Texte et sons Sumaia Sediqi (Raha). Mise en scène Caroline Gillet, 
Kubra Khademi. Récit sonore Caroline Gillet accompagnée de Anna 
Buy. Scénographie Kubra Khademi. Création vidéo artiste et 
techniciens anonymes à Kaboul. Mise en lumière Juliette Delfosse. 
Conception son spatialisé Frédéric Changenet – Radio France.  
Sons additionnels depuis Kaboul Benazer. Régie générale François 
Lewyllie. Production Maria-Carmela Mini.

Le Théâtre de la Ville-Paris et le Festival d’Automne à Paris sont 
coproducteurs de ce spectacle et le présentent en coréalisation. 

One’s own room inside Kabul est une œuvre sonore et 
visuelle de Caroline Gillet et Kubra Khademi, offrant une 
immersion sensorielle dans un salon afghan. Le public suit 
les pensées de Raha (Sumaia Sediqi), une jeune femme 
coupée du monde après la prise de pouvoir des talibans.

D’abord né sous forme de podcast, Inside Kaboul a été 
créé par la journaliste Caroline Gillet, qui a recueilli pen-
dant plusieurs années les messages vocaux de deux 
jeunes femmes afghanes. Devenu ensuite un film d’anima-
tion, le projet a évolué vers une performance, conçue avec 
la plasticienne Kubra Khademi et une équipe de vidéastes 
anonymes depuis Kaboul. Cette œuvre met en lumière la 
complexité des émotions ressenties par Raha durant son 
enfermement. Au fil de son témoignage, le décor évolue : 
une installation vidéo et des jeux de lumières traduisent 
progressivement la restriction des libertés. La scénogra-
phie rend hommage à Rabia Balkhi, poétesse persane du 
Xe siècle assassinée pour avoir exprimé librement son 
amour et sa poésie. En écho à la violence de l’enferme-
ment imposé aux femmes afghanes par les talibans, One’s 
own room inside Kabul questionne la résilience face à l’op-
pression et interpelle chacun et chacune sur la fragilité 
des libertés à travers le monde.
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La Villette – Paris et le Festival d’Automne à Paris sont  
coproducteurs de ce spectacle et le présentent en coréalisation.  
Manifestation organisée dans le cadre de la Saison Brésil-France 
2025. 

Après s’être attaquée aux violences sexuelles et sexistes, 
Carolina Bianchi investit dans The Brotherhood la question 
des boys clubs dans le monde de l’art et du théâtre. 
Comment cette solidarité masculine protège les agres-
seurs ? Quelle est l’influence de ces structures de pouvoir 
sur la création artistique ? 

En 2023, Carolina Bianchi embarquait pour un aller simple 
en enfer intitulé A noiva e o Boa Noite Cinderela (La Mariée 
et Bonne nuit Cendrillon) où elle incarnait une victime de 
soumission chimique. Avec The Brotherhood, le deuxième 
chapitre de sa trilogie Cadela Força (Trilogie des 
Chiennes), elle change de point de vue, pour s’intéresser 
à celui des agresseurs. En partant du constat que la soli-
darité masculine, devenue organisation sociale, assure la 
perpétration des viols et la protection des agresseurs, la 
metteuse en scène interroge la complexité de sa relation 
à la création artistique. Si l’histoire de l’art est dominée par 
le male gaze et la culture du viol, quelles relations peut-on 
entretenir avec ces formes ? Comment ont-elles façonné 
notre regard et notre vision du monde ? Que devient l’art 
sans l’artiste-génie masculin qui lui est associé ? Carolina 
Bianchi se réveille du sommeil de plomb du premier cha-
pitre en pleine crise d’identification, toujours accompa-
gnée de son collectif Cara de Cavalo.

Théâtre 

Ali Asghar Dashti,  
Nasim Ahmadpour 
We Came to Dance

Durée : 1h. En farsi, surtitré en français. Première française 

Fondation Cartier 	 18 – 22 novembre  
pour l’art contemporain	

	 Informations et réservation  
	 sur festival-automne.com  
	 et fondationcartier.com	

Conception, création et texte Nasim Ahmadpour. Mise en scène Ali 
Asghar Dashti (pour Nasim Ahmadpour). Interprètes Hamid 
Pourazari, Ilnaz Shabani. Avec la présence de Nasim Ahmadpour, Ali 
Asghar Dashti. Supervision du projet Shahram Mokri. Chorégraphie 
Mostafa Shabkhan. Vidéo Mohammadreza Rahmati. Lumières 
Niloofar Naghibsadati. Graphisme Farhad Fozouni. Technologie 
Jafar Hejazi. Assistanat à la mise en scène Fatemeh Rouzbahani.

Le Festival d’Automne à Paris est producteur délégué de la tournée 
européenne de ce spectacle et le présente en coréalisation avec la 
Fondation Cartier pour l’art contemporain. 

Théâtre 

Alice Diop
Le Voyage de la Vénus Noire

Durée estimée : 1h10. Première mondiale

MC93 	 19 – 30 novembre 

	 Mer. au ven. 19h30, sauf jeu. 27 nov  
	 (scolaire 14h30), sam. 18h30, dim. 15h30, 
	 relâche lun. et mar. 
	 8 € à 25 € l Abo. 8 € à 18 €

Mise en scène et interprétation Alice Diop. Texte Robin Coste 
Lewis. Traduction et collaboration artistique Nicholas Elliott. 
Création lumière Marie-Christine Soma. Regard extérieur Thierry 
Thieû Niang. 

La MC93 – Maison de la Culture de Seine-Saint-Denis et le Festival 
d’Automne à Paris sont producteurs délégués de ce spectacle et le 
présentent en coréalisation.
Avec le soutien de la Fondation d’entreprise Hermès.

We Came to Dance interroge la place de l’art face à la cen-
sure. Conçue par l’autrice Nasim Ahmadpour et le metteur 
en scène Ali Asghar Dashti, cette performance invite le 
public à imaginer une danse interdite, entre mémoire, 
résistance et poésie.

Que signifie être danseuse ou danseur lorsque la danse 
est interdite ? Comment persister dans un art que l’on ne 
peut plus pratiquer ? Nasim Ahmadpour et Ali Asghar 
Dashti posent ces questions à travers une mise en scène 
saisissante : sur scène, deux interprètes immobiles 
décrivent les gestes qu’ils ou elles auraient exécutés s’ils 
avaient pu danser. Ces descriptions, confiées au public, 
recréent une chorégraphie invisible mais profondément 
vivante. Le spectacle entrelace ces récits avec des frag-
ments de l’histoire iranienne : comme celle du metteur en 
scène Hamid Samandarian, banni des théâtres au début 
des années 1980, qui a décidé d’ouvrir un restaurant. À l’ar-
rivée des premiers clients, les artistes ont eu le trac, 
comme s’il s’agissait d’un public qui entrait dans une salle. 
Dans un autre récit, un metteur en scène incarcéré se 
demande si le jeu théâtral qu’il met en place avec d’autres 
détenus pourrait leur permettre d’échapper, le temps d’un 
instant, à l’emprisonnement. We Came to Dance est un 
éclat de poésie et un hommage à la force de la scène.

En résidence à New York, Alice Diop découvre le poème en 
prose de Robin Coste Lewis puis s’en empare en 2023 lors 
de sa Carte Blanche au Festival d’Automne. Foudroyée par 
le texte, elle choisit de le mettre en scène. La narratrice y 
dessine une épopée dans l’histoire de l’art à la recherche 
des corps de femmes Noires ignorés ou chosifiés.

Le Voyage de la Vénus Noire aurait pu être écrit par Alice 
Diop. Le tissage d’érudition et d’onirisme dont il est fait 
ressemble à ce qui agite son cinéma : la place faite au 
verbe, la présence du prosaïque, du corps et des visions, 
la pensée politique des discours et des images. C’est un 
coup de foudre. Comme le dit le texte lui-même « un jour tu 
tournes la page d’un livre, et tout y est ». Qui est là ? La 
Vénus Noire. A-t-on déjà vu ces deux mots écrits côte à 
côte ? Jamais. Croit-on rêver ? C’est bon signe. A-t-on bien 
regardé ? C’est toute la question. En lisant ce texte à voix 
haute, Alice Diop partage un voyage fascinant dans notre 
inconscient visuel à travers les seuls titres des œuvres. Un 
voyage pour « recommencer la vie », peut-être recommen-
cer le monde, rassembler, en tous cas, les corps morcelés 
des femmes Noires sur un même navire, et transformer un 
récit d’absence en un constat d’omniprésence : « Nous 
sommes allées partout dans le temps car nous étions par-
tout dans le temps ».

Théâtre 

Carolina Bianchi 
Y Cara de Cavalo 
The Brotherhood 
Trilogie Cadela Força – Chapitre II

Durée : 3h avec entracte. En portugais brésilien et anglais, surtitré 
en français. À partir de 18 ans. Ce spectacle comporte certaines 
scènes pouvant heurter la sensibilité du public. Musique forte, 
lumières stroboscopiques, fumée, nudité. Création 2025

La Villette 	 19 – 28 novembre 
Grande Halle 

	 Mar. mer. ven. 20h, jeu. 19h, sam. 18h,  
	 dim. 16h, relâches lun. et ven. 21 nov. 
	 8 € à 28 € | Abo. 8 € à 22 €

Concept, textes et mise en scène Carolina Bianchi. Avec Chico 
Lima, Flow Kountouriotis, José Artur, Kai Wido Meyer, Lucas Delfino, 
Rafael Limongelli, Rodrigo Andreolli, Tomás Decina, Carolina 
Bianchi. Collaboration dramaturgique et recherche Carolina 
Mendonça. Dialogue théorique et dramaturgique Silvia Bottiroli. 
Traduction anglaise Marina Matheus. Traduction française Thomas 
Resendes. Direction technique, création sonore et musique 
originale Miguel Caldas. Assistanat à la mise en scène Murillo 
Basso. Scénographie Carolina Bianchi, Luisa Callegari. Direction 
artistique et costumes Luisa Callegari. Création lumières Jo Rios. 
Vidéos et projections Montserrat Fonseca Llach. Résurrection 
chorégraphique du prologue et conseiller mouvement Jimena Pérez 
Salerno. Caméra en direct et support artistique Larissa Ballarotti. 
Régie générale et soutien à la production AnaCris Medina. 
Assistante de production Zuzanna Kubiak. Directrice de production, 
manager tournée et communication Carla Estefan. 

Danse

Lenio Kaklea 
Les oiseaux

Durée : 1h15. Création 2025 

Chaillot – Théâtre national 	 20 – 22 novembre 
de la Danse 	  

	 Jeu. ven. 19h30, sam. 17h 
	 8 € à 24 € l Abo. 8 € à 19 €

Musée de l’Orangerie	 24 novembre 
– Danse dans les Nymphéas 

	 Lun. 19h et 20h30 
	 8 € et 12 € l Abo. 5 € à 12 €

Chorégraphie et mise en scène Lenio Kaklea. Avec Nefeli Asteriou, 
Liza Baliasnaja, Amanda Barrio Charmelo, Luisa Heilbron, Louis 
Nam Le Van Ho, Dimitri Mytilinaios, Jaeger Wilkinson. Texte en colla-
boration avec Lou Forster. Composition sonore et direction 
technique Éric Yvelin. Scénographie Clio Boboti. Lumières 
Jean-Marc Ségalen. Costumes Olivier Mulin. Interlocuteur 
scientifique Thierry Aubin – directeur de la Bioacoustique au CNRS, 
Université Paris-Saclay. Instructrice trapèze Christina Souyoultzi. 
Administration et production Olivier Poujol. Diffusion Fanny 
Verilizier. 

Le Festival d’Automne à Paris est coproducteur de ce spectacle et 
le présente en coréalisation avec Chaillot – Théâtre national de la 
Danse.
Le Musée de l’Orangerie et le Festival d’Automne à Paris présentent 
Les oiseaux (version in situ) en coréalisation, dans le cadre du 
programme « Danse dans les Nymphéas ».

Poursuivant le tournant écologique donné à son écriture 
depuis 2022, après s’être immergée dans les forêts avec 
Αγρίμι (Fauve), la chorégraphe Lenio Kaklea lève les yeux 
au ciel. Mais Les oiseaux n’idéalise nullement ces êtres 
aériens. Plutôt, le septet accompagné d’un volatile non-
vivant, décentre notre regard bien trop humain.

Depuis les ballets jusqu’aux mouvements post-modernes, 
la danse a noué avec l’oiseau une histoire d’affinité. Mais 
que serait une œuvre chorégraphique qui, à la place d’en-
visager le volatile comme objet d’étude ou d’inspiration, 
prend leur point de vue ? C’est la question que Lenio 
Kaklea s’est posée en observant de près leurs mœurs et 
stratégies sans jamais les romantiser. Pour être vues et 
entendues, les parades nuptiales spectaculaires des uns 
font écho aux mécanismes de défense territoriale des 
autres, quand la vision surplombante des rapaces assoit 
contrôle et domination. Sept interprètes et un objet volant 
se fondent ainsi dans le répertoire de ces animaux pour 
mieux l’hybrider. Motifs rythmiques complexes, circula-
tions, sensations proches du vol et négociations de l’es-
pace font apparaître une étrangeté : ces corps sont-ils 
semi-humains ou semi-oiseaux ? À l’image des espèces 
qui migrent en franchissant toutes les frontières, sur fond 
de chants recueillis dans une île habitée uniquement par 
des oiseaux, le groupe nous pousse, êtres humains, à nous 
intéresser à autre chose qu’à nous-même.
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Dans notre modernité si constamment sous les lumières, 
nous avons perdu le sens de l’obscurité et de la ténèbre. De 
ce constat naît In iij Noct. de Georg Friedrich Haas, un qua-
tuor à cordes qui se joue dans le noir absolu. Notre expé-
rience du temps, les rythmes de notre corps, la relation à 
l’autre et l’écoute, enveloppante, s’en trouvent bouleversés.

Le titre de l’œuvre rappelle le troisième nocturne de l’Office 
des Ténèbres de la Semaine Sainte, au cours duquel on 
éteignait peu à peu quatorze cierges et dissimulait le der-
nier, celui du Christ, derrière l’autel, jusqu’à n’y plus rien voir. 
Aussi le quatuor à cordes de Georg Friedrich Haas est-il 
marqué, dans son dernier quart, par une citation des 
Tenebrae Responsoria que composa le musicien et prince 
de la Renaissance Carlo Gesualdo, aussi maître ès crime, 
deuil et douleur. Affûtant nos oreilles et rendant plus 
intenses nos émotions, l’obscurité modifie les règles sécu-
laires de la tradition : la partition, non plus de notes stricto 
sensu, mais plutôt d’invitations à accomplir certains gestes ; 
le lieu, distendu, chacun des membres du quatuor se trou-
vant au plus loin de chaque autre, et entourant l’auditoire ; 
la durée de l’œuvre, mobile, en constante évolution, et lais-
sée à la discrétion des musiciens, privés de la vue et qui ne 
communiquent entre eux et avec chacun de nous que par 
ce qu’ils jouent, dans le pouvoir immersif de l’obscur.

Portrait  Danse

François Chaignaud,  
Akaji Maro
GOLD SHOWER

Durée : 1h10 

Maison de la musique de Nanterre	 21 – 23 novembre 

	� Ven. 20h30, sam. 18h, dim. 16h30 
8 € à 28 € | Abo. 8 € à 14 €

Conception et performance François Chaignaud, Akaji Maro. 
Costumes Romain Brau, Cédrick Debeuf, Kyoko Domoto. Omote 
(masque de théâtre japonais) Seitaro Ozu. Conception lumière 
Abigail Fowler. Conception des décors François Chaignaud, Abigail 
Fowler, Akaji Maro. Régie son Caroline Mas. Régie plateau Anthony 
Merlaud. Interprète japonais Mohamed Ghanem. Assistanat (auprès 
d’Akaji Maro) Naomi Muku (Dairakudakan). Collaboration artistique 
(auprès de François Chaignaud) Baudouin Woehl.

La Maison de la musique de Nanterre – scène conventionnée 
d’intérêt national et le Festival d’Automne à Paris sont coproduc-
teurs de ce spectacle. 
Avec le soutien de Dance Reflections by Van Cleef & Arpels et 
Fondation franco-japonaise Sasakawa. 

Lorsque le danseur japonais de butō Akaji Maro, maître de 
l’étrange et de l’absurde, rencontre François Chaignaud, 
chanteur et chorégraphe protéiforme, leur duo aux fron-
tières des genres se mue en rituel païen : célébration des 
corps dans tous leurs états. Portrait croisé de deux figures 
inclassables, GOLD SHOWER transcende les différences 
où la beauté du trouble est au centre du jeu. 

Pour Akaji Maro, le butō est une discipline du vide : une 
manière de laisser le corps muter jusqu’à devenir un 
réceptacle de projections et d’associations sans fin. Lors 
de sa découverte du solo Думи мої (Dumy Moyi) de 
François Chaignaud, Akaji Maro a été frappé par la fluidité 
de cette figure en constante transformation. Le duo né de 
leur rencontre met aux prises deux univers culturels radi-
calement différents. Piochant dans leurs références res-
pectives, jouant de leur altérité, de leurs âges et de toutes 
les projections qu’ils suscitent, ils (se) fabriquent un 
espace-temps poreux, propice à la dérive et à l’incandes-
cence. Formulant un rite secret dont ils inventent les coor-
données, ils passent de la parade amoureuse au jeu 
sado-masochiste, du grotesque à l’inquiétant, de l’érotisme 
à la pure rythmicité. De masques en mascarades, ils 
brouillent les identités et les genres, modèlent leurs états 
pour donner à voir des corps dont l’étrangeté radicale rap-
pelle l’idéogramme japonais « myo » : « excellent au point 
d’en être inexplicable ».

Portrait  Musique 

JACK Quartet, 
Georg Friedrich Haas

Durée estimée : 1h30

Théâtre de la Ville 	 23 novembre 
– Les Abbesses 	  

	 Dim. 15h 
	 8 € à 28 € l Abo. 8 € à 24 €

Georg Friedrich Haas, In iij Noct. (2001).

JACK Quartet : Christopher Otto violon, Austin Wulliman violon, 
John Pickford Richards alto, Jay Campbell violoncelle 

Le Théâtre de la Ville-Paris et le Festival d’Automne à Paris 
présentent ce spectacle en coréalisation. 
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Alberto Cortés, Analphabet



123
Gabriela Carneiro da Cunha

Tapajós

127
Joël Pommerat

Les Petites Filles modernes (titre provisoire)
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Joris Lacoste, Nexus de l’adoration

123
Nacera Belaza, Les Ombres
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Ryoji Ikeda, macrocosms

126
Susanne Kennedy, Markus Selg

The Work



119
Karlheinz Stockhausen, Montag aus Licht

118
Nina Laisné, François Chaignaud, Nadia Larcher

Último helecho



119
Alma Söderberg, Infinétude

121
Ivana Müller, mirages et tendresses
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Sur les rives du quai Branly, où l’art porte la mémoire des 
peuples, le collectif Mapa Teatro présente une performance 
en collaboration avec la communauté Nukak, de l’Amazonie 
colombienne. À travers un dialogue entre archives, récits et 
installation visuelle, ils donnent voix à la résistance et à la 
mémoire du dernier peuple nomade colombien.

Dans La Vorágine (1924), roman phare de la littérature lati-
no-américaine, José Eustasio Rivera évoque une « tribu 
cosmopolite » de fugitifs des champs de caoutchouc, sans 
passé ni futur. Un siècle plus tard, le collectif colombien 
Mapa Teatro rencontre les Nukak, une communauté 
nomade en contact initial depuis 1988, contrainte de quit-
ter la forêt amazonienne pour les villes. Avec Le vortex 
Nukak, Mapa Teatro travaille aux côtés de ce peuple pour 
traduire des extraits du roman dans leur langue, faisant 
émerger un dialogue porté par leurs voix et leur mémoire. 
Entre récit, archives vivantes et fabulation critique, ils ima-
ginent une alliance entre les ancêtres Nukak et les esprits 
de la forêt, créant un parasite capable d’enrayer l’exploita-
tion coloniale du latex. Un siècle après La Vorágine, la 
mémoire ne se fait pas nostalgie mais force vive. Ce pro-
jet tisse les fragments d’une histoire blessée, où des voix 
longtemps réduites au silence interrogent notre lien à la 
terre, à la violence, et à la possibilité d’un avenir habitable.

Théâtre 

Sylvain Creuzevault
Pétrole

Durée estimée : 3h30. Création 2025

Odéon Théâtre de l’Europe 	 25 novembre – 21 décembre  
– Odéon Paris 6

	 Mar. au sam. 19h30, dim. 15h, relâche lun. 
	 10 € à 42 € l Abo. 10 € à 34 €

D’après le roman de Pier Paolo Pasolini. Texte français René de 
Ceccatty. Adaptation et mise en scène Sylvain Creuzevault. Avec 
Sharif Andoura, Pauline Bélier, Gabriel Dahmani, Boutaïna El 
Fekkak, Pierre-Félix Gravière, Anne-Lise Heimburger, Arthur Igual, 
Sébastien Lefebvre. Scénographie Jean-Baptiste Bellon, Valentine 
Lê. Lumière Vyara Stefanova. Vidéo Simon Anquetil. Musique 
Pierre-Yves Macé. Son Loïc Waridel. Costumes Constant Chias-
sai-Polin. Masques Loïc Nébréda. Maquillage et perruques Mityl 
Brimeur. Assistanat à la mise en scène Émilie Hériteau, Ivan 
Marquez. Régie générale et régie plateau Clément Casazza. 
Administration de production Anne-Lise Roustan. Production et 
diffusion Élodie Régibier. 

L’Odéon Théâtre de l’Europe et le Festival d’Automne à Paris sont 
coproducteurs de ce spectacle et le présentent en coréalisation. 

Avec Pétrole, Sylvain Creuzevault s’attaque à l’un des pro-
jets les plus ambitieux de Pasolini. Un texte à l’image de 
son théâtre – fragmentaire et torrentiel, burlesque et gla-
çant – à travers lequel il poursuit son exploration des fon-
dations de notre société.

Publié dix-sept ans après sa mort, Pétrole est l’un des tout 
derniers chant(ier)s de Pier Paolo Pasolini. Ce recueil qui 
s’offre comme une « continuité de forces dans une dis-
continuité de formes » selon le metteur en scène, semble 
répondre aussi bien au projet d’inventer un nouvel espace 
romanesque qu’au dessein politique de saisir, par la multi-
plicité des points de vue, l’Italie en proie à une stratégie de 
la tension. Son écriture fragmentée se présente en une 
série de notes où se juxtaposent, sans logique apparente, 
des visions qui sont autant de bribes narratives, ébauches 
romanesques, fables mystiques, réflexions esthétiques et 
politiques. Ainsi s’entrelace le double voyage de l’ingénieur 
Carlo Valletti, sa fulgurante ascension au sein de la société 
d’hydrocarbure ENI et une quête sexuelle sans interdits. 
En donnant corps au milieu des terrains vagues et à la 
vision pasolinienne de l’enfer et du paradis italiens des 
années 1960 et 1970, le metteur en scène continue d’aus-
culter la généalogie des luttes qui ont modelé notre orga-
nisation sociale contemporaine.

Théâtre  Installation

Mapa Teatro
Le vortex Nukak  
(La Vorágine más allá) 

Durée estimée : 1h. Spectacle en déambulation. En Nukak, Espagnol 
(Surtitré en Francais) et Français. Première française 

Musée du quai Branly	 27 – 30 novembre  
– Jacques Chirac

	� Jeu. ven. 19h et 20h30, sam. dim. 15h,  
16h30, 18h30 et 20h 
8 € et 25 € l Abo. 8 € et 15 €

Conception, mise en scène et dramaturgie Heidi Abderhalden, Rolf 
Abderhalden. Avec la participation de (communauté Nukak) Edbe 
Jao Jiube, Jaapwun Ui Yao, Yaragua Nukak, Simón Yao Ui, Jauyau 
Nijbe Jeenbu, Jeima Diana Nijbe Joonide ; (membres du laboratoire 
d’artistes de Mapa Teatro) Heidi Abderhalden, Rolf Abderhalden, 
Agnes Brekke, Andrés Castañeda, Julián Díaz, Ximena Vargas, Juan 
Ernesto Diaz. Création et composition du son Juan Ernesto Díaz. 
Création lumière Grissel P. Manganelli. Scénographie Rolf 
Abderhalden, Simon Hosie. Conception robotique Ricardo Dueñas. 
Vidéo en direct Ximena Vargas. Cinématographie Javier Hernández, 
Rolf Abderhalden. Montage Ricardo Rodríguez, Heidi Abderhalden, 
Jhon de los Ríos. Production technique et régie du plateau José 
Ignacio Rincón. Direction technique Ximena Vargas. Assistanat 
général en France Pierre Henri Magnin, Caroline Levilly.

Le musée du quai Branly – Jacques Chirac et le Festival d’Automne 
à Paris présentent ce spectacle en coréalisation. 

128
François Chaignaud, Geoffroy Jourdain

Revue des Tumerels
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Après Romances inciertos, un autre Orlando, Nina Laisné 
et François Chaignaud prolongent leur utopie de fusion 
entre danse et musique à partir de répertoires sud-améri-
cains. En compagnie de la chanteuse argentine Nadia 
Larcher, ils composent un univers cosmogonique, où les 
voix entrent en résonance avec le souffle des sacque-
boutes et les rythmes du zapateo. 

Dans la continuité de son travail de recherche sur les 
répertoires folkloriques et leurs combinaisons, Nina Laisné 
s’est penchée sur la richesse des traditions musicales 
argentines et péruviennes. En partant de l’iconographie et 
des partitions du codex de Trujillo, elle a rêvé l’extraction 
d’un monde englouti – entre récit des commencements et 
méditation sur la mémoire des gestes. Sur scène, la chan-
teuse et autrice Nadia Larcher et le chorégraphe François 
Chaignaud accompagnés de six musiciens mobiles maté-
rialisent cette allégorie des origines : créatures mytholo-
giques – animales ou végétales – sibylles divinatrices 
interrogeant le futur et la puissance des croyances. Dans 
un incessant chassé-croisé d’airs, de pas – où les canarios 
s’emmêlent au malambo – ces deux corps s’éveillent, se 
transforment et nous entraînent dans un tourbillon de 
récits et de matières : une procession de danses flam-
boyantes qui emportent tout l’orchestre. Les frontières 
entre passé, présent et futur, danse, chant, et instruments 
s’effacent, faisant vibrer des timbres anciens dans des 
corps contemporains. 

Musique

Luciano Berio,
Bára Gísladóttir,
Gustav Mahler

Durée : 1h10

Auditorium de Radio France 	 28 novembre 

	 Ven. 20h 
	 8 € à 49 € l Abo. 8 € à 42 €

Bára Gísladóttir, sea sons seasons, pour orchestre et bande (2025), 
commande de Radio France, du Westdeutscher Rundfunk et du 
Festival d’Automne à Paris. Création mondiale.

Gustav Mahler, Fünf frühe Lieder, pour voix de baryton et orchestre 
(orch. Berio, 1986). 

Luciano Berio, Sinfonia, pour huit voix et orchestre (1968-1969). 

Orchestre Philharmonique de Radio France
Pascal Rophé direction
Stéphane Degout baryton
Neue Vocalsolisten ensemble vocal

Radio France et le Festival d’Automne à Paris présentent ce concert 
en coréalisation. 

Opéra 

Karlheinz Stockhausen 
Montag aus Licht

Durée : 4h45 avec entracte. En allemand, surtitré en français 

Philharmonie de Paris 	 29 novembre 
Grande salle Pierre Boulez 	  

	 Sam. 18h 
	 8 € à 66 € | Abo. 8 € à 49,50 €

Karlheinz Stockhausen, Montag aus Licht (1984–1988).

Karlheinz Stockhausen musique, livret, actions et gestes
Iris Zerdoud cor de basset – cœur de basset. Claire Luquiens flûte 
– Ave, le ravisseur d’enfants. Joséphine Besançon, Alice Caubit, cors 
de basset – Busi et Busa. Pia Davila soprano – Muschi. Damien Pass, 
basse – Lucifer, Lucipolype. Alphonse Cemin piano – le pianiste à 
tête de perruche. 
Orchestre moderne : Bianca Chillemi, Sarah Kim, Alain Muller 
claviers. Akino Kamiya percussions.
Le Balcon
Chœur de l’Orchestre de Paris
Jeune Chœur des Hauts-de-France
Solistes du Trinity Boys Choir  
Maîtrise de Radio France

Maxime Pascal direction musicale 
Silvia Costa mise en scène, scénographie, costumes 
 
Étienne Démoulin, Augustin Muller, Romain Vuillet réalisation 
informatique musicale. Florent Derex projection sonore. Lila 
Meynard, Bertrand Couderc lumière. Nieto, Claire Pedot vidéo. 
Rosabel Huguet Dueñas assistante mise en scène. Davis Hart 
assistant scénographie. Sabine Schlemmer, Marguerite Lantz 
assistantes aux costumes.

Unir textes, musiques ou sons qui, de prime abord, 
paraissent sans rapport et reflètent les visages de l’his-
toire ou du monde actuel : quel héritage la Sinfonia de 
Luciano Berio, œuvre virtuose parmi les plus reconnues 
des années 1960, nous laisse-t-elle ? Et quelles réso-
nances peut en déduire aujourd’hui la compositrice islan-
daise Bára Gísladóttir ?

Théâtre de la mémoire ou embarquement pour Cythère, la 
Sinfonia de Luciano Berio chante des extraits de Claude 
Lévi-Strauss, invoque le nom de Martin Luther King, qui 
venait d’être assassiné, et associe, dans son embléma-
tique troisième mouvement, L’Innommable de Samuel 
Beckett et le Scherzo de la Deuxième Symphonie d’un 
Gustav Mahler magnifiant les derniers feux de l’Empire 
viennois. Il ne s’agit cependant pas d’une citation, mais 
d’un squelette, d’une structure porteuse, nous invitant à 
harmoniser les strates de l’Histoire et à voyager entre 
elles. Vingt ans plus tard ou presque, Berio revient à 
Mahler, déconstruisant cinq de ses lieder de jeunesse pour 
y rendre tangibles, par l’orchestration, les influences de 
Wagner et de Brahms. Aux strates de Berio répondent les 
cercles et les intenses enveloppements sonores de Bára 
Gísladóttir. La musicienne s’y montre attentive aux seuils, 
aux bruissements liminaires, aux graves profonds, caver-
neux, sur lesquels se superposent des mondes non 
exempts de mystère, aux distorsions creusant coins et 
recoins de la vibration, et à l’œuvre, méditative, en tant 
qu’organisme : un être vivant, comme observé de loin, 
selon des angles continûment variés.

Le Balcon, la Philharmonie de Paris, l’Opéra de Lille et le Festival 
d’Automne à Paris sont coproducteurs de ce spectacle. 
La Philharmonie de Paris et le Festival d’Automne à Paris le 
présentent en coréalisation. 
Avec le soutien de la Fondation Ernst von Siemens pour la musique.

 

Dans le vaste cycle Licht (Lumière), auquel Karlheinz 
Stockhausen consacra vingt-cinq années de sa vie, Lundi 
est le jour d’Ève. Somptueuse et poétique « cérémonie 
musicale de vénération de la mère », l’œuvre célèbre la fer-
tilité, l’engendrement et la perpétuelle renaissance de l’hu-
manité, l’enfant et, à travers lui, la beauté renouvelée de 
l’univers.

Lundi de Lumière est l’une des journées les plus ambi-
tieuses de Licht. Composée pour un effectif pléthorique 
(voix solistes, solistes instrumentaux, actrices, acteur, 
chœur, chœurs d’enfants, orchestre moderne), l’œuvre, en 
trois actes, un salut et un adieu, s’inscrit dans la spirale 
qu’est Licht, symbole de croissance et de continuité entre 
l’ici-bas et l’au-delà, dans un puissant mouvement d’éléva-
tion spirituelle. L’eau, source de vie, liquide matriciel, 
amniotique, s’y infiltre sous de multiples formes : mer, 
pluie, grêle, glace, vapeur, terre humide à l’herbe ver-
doyante, sculpture d’eau vitreuse, nuage… Puis, au terme 
du dernier acte, Ève se transforme en une montagne, buis-
sons, arbustes, plantes, ruisseaux et animaux se répan-
dant depuis sa peau, tandis qu’autour d’elle, de blancs 
volatils battent lentement des ailes. Un chant de la terre et 
une nuée d’enfants-oiseaux.

Portrait  Musique  Danse 

Nina Laisné, 
François Chaignaud, 
Nadia Larcher
Último helecho

Durée : 1h10. Création 2025 

Théâtre de la Ville 	 28 – 30 novembre  
– Sarah Bernhardt 

	 Ven. et sam. 20h, dim. 15h 
	 8 € à 34 € l Abo. 8 € à 29 €

Conception, direction musicale, scénographie et mise en scène 
Nina Laisné. Chorégraphie et collaboration artistique François 
Chaignaud. Conseil musical, collaboration artistique Nadia Larcher. 
Avec François Chaignaud, Nadia Larcher. Sacqueboute ténor, 
serpent et flûte Rémi Lécorché. Sacqueboute ténor Nicolas 
Vazquez. Sacqueboute ténor et basse Cyril Bernhard. Bandonéon 
Jean-Baptiste Henry. Théorbe et cordes pincées Daniel Zapico. 
Percussions traditionnelles Vanesa Garcia. Création lumière Abigail 
Fowler. Régie générale Sara Ruiz Marmolejo. Régie plateau Hervé 
Bailly. Régie lumière Abigail Fowler. Régie son Camille Frachet, Alice 
Le Moigne. Régie costumes Cara Ben Assayag. Assistanat 
scénographie Julie Reilles. Construction des décors Théâtre de 
Liège. Conception des costumes Sarah Duvert, Florence Bruchon. 
Confection des costumes Théâtre de Liège, Opéra de Limoges. 

Chaillot – Théâtre national de la Danse, le Théâtre de la Ville-Paris et 
le Festival d’Automne à Paris sont coproducteurs de ce spectacle et 
le présentent en coréalisation.
Avec le soutien de Dance Reflections by Van Cleef & Arpels. 

 

Danse 

Alma Söderberg 
Infinétude

Durée : 1h. Première française 

Atelier de Paris / CDCN	 2 – 4 décembre 

	 Mar. au jeu. 20h 
	 8 € à 20 € l Abo. 8 € et 12 €

Chorégraphie Alma Söderberg. Créé et interprété par Anja Müller, 
Roger Sala Reyner, Alen Nsambu, Eliott Marmouset, Anna Fitoussi, 
Alma Söderberg. Dramaturgie Igor Dobričić. Lumières et direction 
technique Sandra Liscano. Costumes Behnaz Aram. Scénographie 
Pol Matthé. Production Sofia Wickman. Distribution Giulia Messia.

Le Festival d’Automne à Paris est coproducteur de ce spectacle et 
le présente en coréalisation avec l’Atelier de Paris / CDCN. 

Concert pour six corps ? Danse pour six voix ? La dernière 
création d’Alma Söderberg prolonge ses recherches sur 
l’imbrication des motifs rythmiques avec l’invention de 
gestes et de mélodies vocales. Sur scène, six interprètes 
composent, chantent, se déplacent – comme autant de 
fréquences oscillant dans l’espace, vibrant ensemble en 
quête d’harmonie.

Est-ce le rythme qui est premier ou la danse – la mélodie 
ou le geste ? Après Sound A Rose In, la chorégraphe invi-
tée pour la première fois au Festival poursuit son travail de 
tissage d’un continuum de voix, de mouvements et de 
rythmes qui s’engendrent mutuellement, créant une 
boucle vertigineuse. Avec Infinétude, elle a composé une 
trame faite de plusieurs strates polyrythmiques, où six 
interprètes cherchent à s’accorder les uns aux autres – à 
trouver le point de résonance qui les transforme en une 
multiplicité de singularités agissant ensemble. Au sein de 
cette vague vocale, mobile, instable, des motifs se des-
sinent, se superposent – des chansons émergent, formant 
des îlots de sens ; l’unisson se combine avec la polyphonie, 
l’immobilité avec l’élan, donnant forme aux émotions qui 
circulent au sein du groupe. Dans une écoute constante de 
soi et des autres, cette étude révèle un infini intime – une 
abstraction incarnée, comme une manière de reconfigurer 
la présence des corps dans l’espace et le temps. 
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L’auteur, compositeur et metteur en scène Joris Lacoste 
crée un spectacle pop-liturgique dans lequel il dessine les 
contours d’un culte nouveau : neuf officiants et officiantes 
chantent, dansent et prennent la parole, dans un rituel iné-
dit qui offre la trame d’un très singulier spectacle.

Une religion qui promeut la différence, la non-conformité, 
voire la dissonance ? C’est l’utopie intégrative imaginée par 
Joris Lacoste en hommage à la diversité fascinante, inex-
tricable, antagoniste, incommode et expansive de notre 
monde. Il n’est pas question d’aplanir les points de vue, de 
neutraliser les oppositions, de promouvoir une plus petite 
dévotion commune, mais d’admettre, d’accueillir, de célé-
brer intrinsèquement le fait hétérogène. En découle une 
liturgie hybride, envoûtante et loufoque, à la fois inventaire 
en roue libre, kaléidoscope de notre époque, et oratorio 
prosaïque. On y retrouve l’esthétique poétique de Joris 
Lacoste mettant en œuvre avec malice un art de réen-
chantement du banal, du familier, une magie de la juxtapo-
sition improbable, parsemant clins d’œil référencés, 
passages parodiques et fulgurances formelles. On peut 
escompter que les neuf adeptes sur le plateau susciteront 
de nombreuses conversions dans le public.

Arts visuels

Wu Tsang
La gran mentira de la muerte

Durée du film : 40 minutes. Première française

Fondation Cartier 	 2 – 14 décembre 
pour l’art contemporain

	 Informations et réservation  
	 sur festival-automne.com  
	 et fondationcartier.com	

Un film de Wu Tsang. Interprètes Yinka Esi Graves, Rocío Molina, 
Jose el Oruco, Tosh Basco. Torera Vanessa Montoya. 

Programme détaillé des performances sur festival-automne.com

La Fondation Cartier pour l’art contemporain et le Festival 
d’Automne à Paris présentent ce projet en coréalisation. 

Théâtre 

Séverine Chavrier
Jadis

Durée estimée : 1h45. Première française 

T2G Théâtre de Gennevilliers,	 4 – 15 décembre 
Centre Dramatique National	  

	� Lun. jeu. ven. 20h, sam. 18h,  
dim. 16h, relâches mar. et mer. 
8 € à 24 € l Abo. 8 € à 18 €

Mise en scène et son Séverine Chavrier. Corpus de texte Annie 
Ernaux, Marguerite Duras, Elfried Jelinek, Constance Debré. Vidéo 
Quentin Vigier. Son Simon d’Anselme de Puisaye. Scénographie 
Louise Sari. Avec (distribution en cours) Jimy Lapert. En collabora-
tion étroite avec les équipes administratives, techniques et de 
production de la Comédie de Genève. 

Le T2G Théâtre de Gennevilliers, Centre Dramatique National et le 
Festival d’Automne à Paris présentent ce spectacle en coréalisation.

La gran mentira de la muerte (Le grand mensonge de la 
mort) est une installation sonore et cinématographique qui 
explore la figure de Carmen, en le croisant avec les univers 
performatifs du flamenco et de la tauromachie. À l’instar 
de l’opéra de Bizet, ces pratiques évoquent la mort et 
impliquent le public, mettant en tension la ritualité et les 
traditions violentes du cinéma.

Différentes formes de subalternité traversent Carmen : 
coloniale, raciale, de genre, de classe et de criminalité, fai-
sant d’elle à la fois une image de l’altérité occidentale et 
l’incarnation d’un stéréotype majeur. À l’invitation du 
Festival d’Automne, l’artiste visuelle étatsunienne Wu 
Tsang présente le film en dialogue avec une série d’activa-
tions performatives dans les nouveaux espaces de la 
Fondation Cartier pour l’art contemporain. Interprété par 
les danseuses Rocío Molina et Yinka Esi Graves, ainsi que 
par la torera Vanessa Montoya, le film utilise un son spatia-
lisé via différents canaux pour évoquer l’horreur. 
Cependant, contrairement aux films de genre, une échap-
patoire semble se dessiner à mesure que le mythe de 
Carmen se déploie. Si l’opéra enferme Carmen dans une 
destinée tragique, cette installation pourrait l’espace d’un 
instant, nous faire croire à la possibilité de voir l’image 
danser, vivante, sous nos yeux.

Quelles sont les nouvelles politiques de l’amour ? Quelle 
part de transgression et de politique engage l’acte amou-
reux ? Après Absalon, Absalon !, Séverine Chavrier s’inté-
resse à l’intime et au désir féminin dans Jadis.

S’appuyant sur un vaste corpus — de Duras à Ernaux, en 
passant par Jelinek et Debré —, la metteuse en scène pour-
suit son exploration des tensions entre visible et caché, à 
travers un dispositif qui interroge les rapports entre ancien 
et contemporain, numérique et livresque, muséification et 
quotidien ordinaire. Elle dessine une cartographie singu-
lière, où la résistance féministe ne prend pas toujours les 
formes d’une autonomisation productive, mais parfois d’un 
dangereux abandon, d’une anomie temporaire. Qui peut 
aujourd’hui céder à la passion au point d’en devenir le jouet 
morbide ? Au prix de quelle dangerosité, de quel activisme 
sous-jacent ? Séverine Chavrier envisage l’écriture et le 
théâtre comme un acte performatif de réappropriation cor-
porelle, capable de reconfigurer les modes contemporains 
de l’amour et du désir, en dehors des cadres normatifs occi-
dentaux. Pour sa première collaboration avec le Festival 
d’Automne, l’artiste renoue avec une forme plus intime, plus 
épurée — mais non moins percutante. 

Théâtre 

Joris Lacoste
Nexus de l’adoration

Durée : 2h15. Création 2025 

MC93	 4 – 7 décembre 

	 Jeu. ven. 20h, sam. 18h, dim. 16h 
	 8 € à 25 € l Abo. 8 € à 18 €

Interprétation et participation à l’écriture Daphné Biiga Nwanak, 
Camille Dagen, Flora Duverger, Jade Emmanuel, Thomas Gonzalez, 
Léo Libanga, Ghita Serraj, Tamar Shelef, Lucas Van Poucke. 
Conception, texte, musique et mise en scène Joris Lacoste. 
Scénographie et lumière Florian Leduc. Collaboration à la 
chorégraphie Solène Wachter. Collaboration musicale et sonore Léo 
Libanga. Costumes Carles Urraca. Son Florian Monchatre. 
Assistanat à la mise en scène Léo Libanga, Raphaël Hauser. Régie 
générale Marine Brosse. Stagiaire Seydou Grépinet. Production et 
diffusion Hélène Moulin-Rouxel, Colin Pitrat – Les Indépendances. 
Administration Edwige Dousset. 

La MC93 – Maison de la Culture de Seine-Saint-Denis et le Festival 
d’Automne à Paris sont coproducteurs de ce spectacle et le 
présentent en coréalisation. 

Performance 

Ivana Müller
mirages et tendresses

Durée : 1h20. Création 2025

La Conciergerie 	 5 – 7 décembre  
– Centre des monuments nationaux 

Atelier de Paris / CDCN	 Ven. au dim. 19h30 
	 8 € à 20 € l Abo. 8 € et 12 €

Concept, chorégraphie, texte et mise en scène Ivana Müller. En 
collaboration et avec les interprètes Julien Lacroix, Clémence 
Galliard, Louise Phelipon, Jérémy Damian. Scénographie Élodie 
Dauguet, Ivana Müller. Son Olivier Brichet. Régie générale Thomas 
Laigle. Collaboration artistique Baptiste Lochon. Administration et 
production Anne Pollock. Logistique et coordination Capucine Goin. 

L’Atelier de Paris / CDCN et le Festival d’Automne à Paris sont 
coproducteurs de ce spectacle et le présentent en coréalisation.

Dans un contexte de crise du commun où les expériences 
physiques et poétiques collectives se raréfient, Ivana 
Müller invite à retrouver le goût du faire ensemble, à 
construire un lieu de soin, d’attention et de relation.

mirages et tendresses propose à un groupe de specta-
trices et spectateurs de faire l’expérience d’une pratique 
collective : la construction et l’imaginaire d’un espace par-
tagé où la solidarité devient une action concrète, où 
chaque personne agit, soutient, s’ajuste, contribue, trans-
forme. À l’aide de pelotes de laine et de tasseaux de bois, 
artistes et participants donnent forme, de manière empi-
rique, à une structure qui se tisse, se négocie, s’élève peu 
à peu, grâce aux gestes, aux choix et à l’élan collectif de 
chaque participant. Inspirée par le concept de tenségrité 
– principe de tension où chaque élément dépend des 
autres – l’architecture devient un terrain d’expérimentation 
sensible où se jouent les gestes d’entraide, d’écoute et 
d’attention. Chacune et chacun y est libre de participer, de 
s’éloigner, d’observer ou de rêver. Comme un rhizome 
vivant où les corps, les voix et les imaginaires s’entre-
lacent, se construit un « commun » : un refuge éphémère, 
une utopie à échelle humaine, guidé par l’élan de tenir 
encore, ensemble.
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Ce second concert consacré à l’œuvre acoustique de Ryoji 
Ikeda, virtuose du numérique, invite à trois expériences 
d’écoute singulières. S’y succèdent dix percussionnistes 
aux mouvements presque chorégraphiques entre un ins-
trument démultiplié, un chœur entonnant une première 
pièce vocale et, pour une création, l’orgue de la 
Philharmonie de Paris.

Élargissant une œuvre antérieure, 100 cymbals relève de 
l’installation, par son damier de 10 x 10 disques métalliques 
à hauteur de taille, répartis dans l’espace avec une 
extrême précision, mais aussi de la performance, dix musi-
ciens tendant à ne faire qu’un même corps, mais emprun-
tant chacun les chemins que leur indique une partition 
colorée. Les trois mouvements vibrent sous l’effet fusion-
nel d’archets, de baguettes douces, délivrant les réso-
nances des métaux comme autant de bols de prière, et de 
baguettes dures, pour des timbres plus bruités.
En 2024, Ryoji Ikeda retourne en Estonie, dont il étudie 
certaines sciences, et compose music for choir. On y 
croise une voix d’ange, des oiseaux de couleur, la lumière 
et la nuit, à l’instar du 0 et 1 du langage de l’informatique 
ou de celui de l’information quantique, qui superpose ces 
chiffres, et le Panta Rhei d’Héraclite : tout s’écoule, oui, tout 
se meut en un certain rythme.

Musique

Ryoji Ikeda
microcosms

Durée estimée : 2h20

Cité de la musique 	 6 décembre 
– Philharmonie de Paris  
Salle des concerts 

	 Sam. 20h 
	 8 € à 33 € | Abo. 8 € à 24,75 €

music for percussion 1 & 2 (2016 ; 2020). 
Alexandre Babel, Amélie Grould, Stéphane Garin percussions 

music for strings (2024). Création française.  
Ensemble Modern

La Philharmonie de Paris et le Festival d’Automne à Paris présentent 
ce concert en coréalisation. 
Avec le soutien de la Fondation franco-japonaise Sasakawa. 

Focus  Danse 

Nacera Belaza
Les Ombres

Durée estimée : 1h30. Première mondiale

Musée du Louvre 	 8 – 18 décembre

	� Informations et réservation sur  
festival-automne.com et louvre.fr

Direction artistique, chorégraphie, conception son et lumière 
Nacera Belaza. Avec (en cours) Paulin Banc, Aurélie Berland, Pierre 
Morillon, Magdalena Hylak et un groupe d’amateurs. Régie son et 
lumière Christophe Renaud, Marco Parenti.

Le Musée du Louvre et le Festival d’Automne à Paris sont 
coproducteurs de ce spectacle et le présentent en coréalisation. 
Avec le soutien de Dance Reflections by Van Cleef & Arpels. 

Artiste sonore et visuel mondialement reconnu, Ryoji Ikeda 
mêle performances, installations vidéo et musiques élec-
troniques. Depuis les années 2000, il compose aussi pour 
des instruments acoustiques. Ce premier concert pré-
sente deux œuvres, chacune faite de plusieurs pièces, 
pour découvrir son univers quand celui-ci délaisse l’élec-
tricité.

Réduisant la fracture avec les arts plastiques, noir et 
blanc, couleurs, images ou mouvements, Ryoji Ikeda 
reconsidère les canons de l’écriture musicale dans des 
architectures minimalistes insaisissables, voire chao-
tiques. En duo, en trio ou en quatuor, utilisant comme per-
cussion le corps propre de l’interprète, quelques 
instruments métalliques ou toutes sortes d’objets, hétéro-
clites et incongrus, les miniatures de music for percussion 
sont une mise à nu artistique et magnifient la tension entre 
un visuel épuré et un matériau sonore aux riches entrelacs 
rythmiques. Des motifs agiles, des processus inéluctables 
ou des mécanismes d’horlogerie subtile se déploient sur 
une scène géométrique. Il en est de même, en duo ou en 
nonette, dans music for strings, avec ses symétries : deux 
musiciens y lisent, l’un à l’endroit, l’autre à l’envers, une 
partition disposée sur une table longue et étroite, 
marchent et se croisent au milieu ; ensuite, neuf inter-
prètes sont placés sur une même ligne, qui exalte chacun 
de leurs mouvements.

Pour la quatrième création de la collection de perfor-
mances contemporaines du Musée du Louvre et du 
Festival d’Automne, Nacera Belaza présente Les Ombres. 
Elle investira deux espaces du musée et engagera un dia-
logue avec les œuvres non occidentales de la Galerie des 
Cinq Continents, récemment réouverte et inaugurée.

Nacera Belaza a développé dans ses Processions – en 
parallèle de ses créations au plateau – une pratique du 
hors-scène, impliquant le public. S’inspirant de cette 
recherche, les spectatrices et spectateurs du Louvre cir-
culeront dans deux espaces : la nouvelle Galerie des Cinq 
Continents, accueillant les sculptures extra occidentales 
de l’ancien pavillon des Sessions désormais confrontées à 
d’autres œuvres tissant une horizontalité sensible entre 
les continents et les cultures ; et la salle Murillo, vouée à la 
peinture espagnole. Si la chorégraphe laisse place au dia-
logue silencieux des corps avec les œuvres, elle poursuit 
sa démarche singulière : capter leur énergie pour nourrir 
une danse empreinte d’intime et d’onirisme, au-delà de la 
matérialité ou de l’histoire des objets. Entourée d’un 
groupe élargit d’interprètes, et de jeunes amateurs et ama-
trices, Nacera Belaza s’inscrit dans la démarche politique 
et esthétique de transformation du musée, et propose une 
décolonisation sensible du mouvement et des mémoires.

Musique 

Ryoji Ikeda
macrocosms

Durée estimée : 2h45

Philharmonie de Paris 	 7 décembre 
Grande salle Pierre Boulez 

	 Dim. 18h 
	 8 € à 42 € | Abo. 8 € à 31,50 €

100 cymbals (2019).
Les Percussions de Strasbourg
Alexandre Babel, Amélie Grould, Stéphane Garin percussions 
Étudiantes et étudiants des conservatoires de Paris et de Lyon 

music for choir (2024). Création française. 
Estonian Philharmonic Chamber Choir  
Tõnu Kaljuste direction

music for organ (2025), commande de la Philharmonie de Paris  
et du Festival d’Automne à Paris. Création mondiale. 
Shin-Young Lee orgue 
Musiciens de l’Onceim

La Philharmonie de Paris et le Festival d’Automne à Paris  
présentent ce concert en coréalisation. 
Avec le soutien de la Fondation franco-japonaise Sasakawa. 

Théâtre 

Gabriela Carneiro da Cunha
Tapajós

Durée estimée : 1h30. En portugais et munduruku, surtitré en 
français et anglais. Première française 

Ircam-Centre Pompidou 	 10 – 17 décembre 
—Espace de projection

	� Lun. au sam 20h, relâche dim. 
8 € à 18 € l Abo. 8 € à 14 €

Conception et mise en scène Gabriela Carneiro da Cunha, le fleuve 
Tapajós. Interprétation Gabriela Carneiro da Cunha, Mafalda 
Pequenino. Création (en cours) Sofia Tomic, João Freddi, Vicente 
Otávio, Mafalda Pequenino, Gabriela Carneiro da Cunha. Assistanat à 
la mise en scène Sofia Tomic. Photographie Gabriela Carneiro da 
Cunha, Vicente Otávio, João Freddi. Techniciens photo João Freddi, 
Vicente Otávio. Édition des images Gabriela Carneiro da Cunha, 
João Freddi, Marina Schiesari, Sofia Tomic, Vicente Otávio. Édition 
des textes Manoela Cezar, Gabriela Carneiro da Cunha, João 
Marcelo Iglesias, Sofia Tomic. Dramaturgie Alessandra Korap, Maria 
Leusa Munduruku, Ediene Munduruku, Cacica Isaura Munduruku, 
Ana Carolina Alfinito, Paulo Basta, Julia Ferreira Corrêa, Rosana 
Farias Mascarenhas,Dalva de Jesus Vieira, Osmar Vieira de Oliveira, 
Celiney Eulália de Oliveira Lobato, RodrigoOliveira, Mauricio Torres, 
Eric Jennings. Traduction Munduruku-Portugais Honesio Dace 
Munduruku.Direction technique et lumières Jimmy Wong. Assistanat 
lumières Matheus Espessoto. Son Felipe Storino. Régie son et 
création multimédia Bruno Carneiro. Costumes Sio Duhi. Scénogra-
phie Sofia Tomic, Ciro Schu, Jimmy Wong. Conception de l’exposition 
Marina Schiesari. Consultation Raimunda Gomes da Silva, Dinah de 
Oliveira, Tomás Ribas. Production sur le territoire Carolina Ribas. 
Production Ariane Cuminale. Production générale Gabi Gonçalves

Le Centre Pompidou et le Festival d’Automne à Paris sont 
coproducteurs de ce spectacle et le présentent en coréalisation 
avec l’Ircam-Centre Pompidou. 

Dans le cadre du programme Constellation du Centre Pompidou. 
Manifestation organisée dans le cadre de la Saison Brésil-France 
2025. 

Dans une performance aux frontières du rituel, la met-
teuse en scène et chercheuse brésilienne Gabriela 
Carneiro da Cunha travaille avec les processus chimiques 
de la photographie pour révéler la contamination au mer-
cure du fleuve Tapajós. 

Depuis douze ans, le vaste projet pluridisciplinaire 
Riverbanks Project On Rivers, Buiúnas and Fireflies engage 
Gabriela Carneiro da Cunha dans l’écoute et l’amplification 
des témoignages des fleuves brésiliens en situation de 
catastrophe – et de ceux qui en dépendent, humains ou 
non humains. Présentée en 2021, Altamira 2042 proposait 
ainsi une polyphonie de sons et de voix en écho au gigan-
tesque barrage de Belo Monte. Le troisième chapitre de 
cette recherche la mène aujourd’hui sur les rives du 
Tapajós, l’un des affluents de l’Amazone, au nord du Brésil. 
Ce fleuve, comme celles et ceux qui vivent autour, est 
contaminé par les rejets de mercure issus des activités 
minières illégales qui colonisent ses rives. Mais ce qui tue 
peut aussi révéler : le mercure est un élément présent aux 
origines du procédé de révélation des photographies ana-
logiques. Et ce sont précisément des photographies prises 
en 2022 lors de deux grandes rencontres – l’une scienti-
fique, l’autre spirituelle – qui forment le cœur battant de 
Tapajós, performance qui donne à voir et à entendre un 
monde en lutte pour résister et ré-exister.
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Interpréter l’intégralité de l’œuvre musicale de Hildegard 
von Bingen : tel est le pari fou relevé par Marie-Pierre 
Brébant et François Chaignaud. Telles deux figures issues 
d’un autre temps, ils nous invitent à une plongée vocale 
autant que physique. Au sein de ce corpus, chaque note, 
chaque mouvement ouvre l’accès à des mondes percep-
tifs nouveaux.

Le chorégraphe François Chaignaud et la musicienne 
Marie-Pierre Brébant partagent un même attrait pour la 
musique en tant qu’expérience. Le point de départ de leur 
Symphonia s’apparente à une vision. Cette figure, c’est 
celle d’Hildegard von Bingen, religieuse bénédictine mys-
tique du XIIe siècle ayant laissé derrière elle une œuvre 
musicale immense : la Symphonia harmoniae caelestium 
revelationum. Dans un geste d’écart vis-à-vis de l’hagiogra-
phie catholique et de l’orthodoxie musicale, Marie-Pierre 
Brébant et François Chaignaud s’immergent corps et âme 
dans cette œuvre, pour faire ressortir la liberté de ces 
visions ardentes et de leur rapport charnel au divin. Objet 
inouï, leur performance se situe à la frontière de l’installa-
tion méditative, du concert, du soin et de la chorégraphie 
contemplative. Par les ressources croisées du corps, de la 
voix et de la bandura (luth ukrainien), ils convoquent une 
hallucination autant qu’une danse, une sculpture de temps 
autant qu’une vision d’extase. 

Théâtre  Danse

Israel Galván,
Mohamed El Khatib 
Israel & Mohamed 

Durée : 1h15. Création 2025

Théâtre de la Ville 	 10 – 20 décembre  
– Les Abbesses 	  

	 Lun. au sam. 20h, sam. 13 dec. 15h et 20h, 
	 relâche dim. 
	 8 € à 34 € l Abo. 8 € à 29 €

Conception et interprétation Mohamed El Khatib, Israel Galván. 
Scénographie, collaboration artistique Fred Hocké. Son Pedro León. 
Direction technique Pedro León et Fred Hocké. Video Zacharie 
Dutertre et Emmanuel Manzano. Costumes Micol Notarianni. 
Direction de production Rosario Gallardo et Gil Paon.

Le Théâtre de la Ville-Paris et le Festival d’Automne à Paris sont 
coproducteurs de ce spectacle et le présentent en coréalisation 
dans le cadre du focus Israel Galván du Théâtre de la Ville. 

Séminaire

Elsa Dorlin 
Travailler la violence #5

Les Laboratoires d’Aubervilliers 	 12 – 13 décembre 

	 Ven. 16h, sam. 15h. 
	� Entrée libre 

Informations et réservation sur cnd.fr

Le CND – Centre national de la danse et le Festival d’Automne à 
Paris sont coproducteurs de ce cycle, dans le cadre de plan D du 
CND – Centre national de la danse. 

Nés de familles aux attentes fortes et aux traditions bien 
ancrées, Israel Galván et Mohamed El Khatib ont dû ruser 
avec leur héritage pour se frayer un chemin vers l’art. 
Faisant de leurs corps des archives vivantes, le duo d’ar-
tistes travaille ensemble à créer une « danse documen-
taire » qui mêle l’intime et le politique à l’ombre des figures 
paternelles.

Le premier est un danseur de flamenco virtuose et icono-
claste. Le second fait du théâtre, des films et des installa-
tions d’inspiration documentaire. En plaçant côte à côte 
leurs prénoms, Israel et Mohamed tentent un rapproche-
ment entre leurs univers et leurs pratiques artistiques 
autant que leurs parcours personnels, à travers un dia-
logue de part et d’autre de la méditerranée où les diffé-
rences se révèlent aussi fécondes que les affinités. Ils 
partagent une même pudeur, celle de ceux qui n’ont jamais 
vraiment dit à leurs parents ce qu’ils faisaient. Longtemps, 
ils ont avancé en zigzag, entre fierté filiale et désir farouche 
d’inventer leur propre chemin. Ensemble, sous le regard 
médusé de leurs pères, ils cherchent un langage commun 
fondé sur le corps, ses blessures et ses cicatrices. Prenant 
pour point de départ leur rencontre, le partage de leurs his-
toires intimes, familiales et professionnelles, ils explorent 
en duo ce que seraient une archive vivante et une danse 
documentaire.

Comment travailler la violence ? Comment la mettre en 
perspective, en scène et en récit ? Comment la mettre en 
pièces ? Durant ces deux journées de rencontres, propo-
sées par la philosophe Elsa Dorlin, il s’agit de mettre à jour 
ce que nous apprennent les critiques de la violence et de 
faire l’inventaire des armes amassées.

Travailler la violence #5 poursuit le travail amorcé depuis 
2021 au CND avec le Festival d’Automne, pour faire dia-
loguer ensemble des travaux autour de la violence qui tous 
s’interrogent sur son objectivation. Faire l’analyse, la chro-
nique, le procès et la critique de la violence, c’est raisonner 
par dissonance, c’est déjouer, défaire, déconstruire et fabri-
quer en retour des perceptions, des consciences, des 
concepts et des visions d’en bas, au sol, des mondes inté-
rieurs, comme autant de positivités historiques, de densités 
charnelles ; c’est ouvrir, relayer et raviver de la conflictualité. 
Durant ces deux journées de rencontres, il s’agit de saisir 
ces savoir-faire de la critique contemporaine, d’en dessiner 
la carte, de parler arts du quotidien, de la chair et de la fic-
tion, arts du concept, des langages et de la vie, art du récit, 
des archives et des chœurs, des forces rassemblées. En 
philosophie, en histoire, en histoire de l’art et de la création 
contemporaine, en littérature et avec la sociologie, que 
nous apprennent les critiques de la violence ?

Portrait  Danse  Musique

François Chaignaud,  
Marie-Pierre Brébant
Symphonia Harmoniæ 
Cælestium Revelationum

Durée : 2h30. À partir de 12 ans

MC93 	 11 – 14 décembre 

	� Jeu. ven. 19h30, sam. 18h30, dim. 16h30 
8 € à 25 € l Abo. 8 € à 18 €

Conception et interprétation François Chaignaud, Marie-Pierre 
Brébant. D’après l’œuvre musicale d’Hildegard von Bingen. 
Adaptation musicale Marie-Pierre Brébant. Scénographie Arthur 
Hoffner. Création lumière Philippe Gladieux, Anthony Merlaud. 
Création et mise en espace sonore Christophe Hauser. Collabora-
tion artistique Sarah Chaumette. Costumes Cédrick Debeuf, Loïs 
Heckendorn. Création tatouages Loïs Heckendorn. Impression 
tatouages Micka Arasco. Régie générale Anthony Merlaud. Prosodie 
latine Angela Cossu. 

La MC93 – Maison de la Culture de Seine-Saint-Denis et le Festival 
d’Automne à Paris présentent ce spectacle en coréalisation. 
Avec le soutien de Dance Reflections by Van Cleef & Arpels. 

Théâtre 

Alberto Cortés
Analphabet

Durée : 1h05 Ce spectacle comporte des scènes de nudité. 
Première française 

Théâtre de la Bastille 	 12 – 19 décembre

	 Lun. au ven. 20h, sam. 18h,  
	 relâches mer. et dim. 
	 8 € à 26 € l Abo. 8 € à 19 €

Concept, dramaturgie, textes, mise en scène et interprétation 
Alberto Cortés. Violon et conversations Luz Prado. Création 
lumières Benito Jiménez. Régie lumière Benito Jiménez. Son Óscar 
Villegas. Coordination technique Cristina Bolívar. Enregistrement 
piano César Barco. Scénographie Víctor Colmenero. Costumes 
Gloria Trenado. Regard exterieur Mónica Valenciano. Photographie 
Alejandra Amere, Clementina Gades. Vidéo Johann Pérez Viera. 

Le Théâtre de la Bastille et le Festival d’Automne à Paris présentent 
ce spectacle en coréalisation. 

Au coucher du soleil sur la plage de Gulpiyuri, après qu’un 
couple d’hommes se soit violemment disputé, un fantôme 
nommé Analphabet apparaît au-dessus de la mer. Dans 
une prose envoûtante, il soigne les relations toxiques et 
illumine les lieux de cruising. 

Invité pour la première fois en France, le metteur en scène 
et performeur andalou Alberto Cortés, nous conte l’histoire 
d’un esprit tourmenté qui se manifeste dans des environ-
nements naturels, marqué par les blessures de la chair, et 
habité par le désir de soigner les relations toxiques. À tra-
vers ce récit, l’auteur-interprète explore les violences intra-
genre et met en lumière l’urgence d’un soin radical dans les 
relations queer, marquées par un héritage patriarcal. 
Puisant dans sa propre expérience, Alberto Cortés reven-
dique ici pleinement le qualificatif « irrationnel » ayant un 
jour servi à l’insulter. Il s’inspire de La decadencia del anal-
fabetismo de José Bergamín pour critiquer une société qui 
sacrifie les poètes au nom d’un ordre rationnel où tout doit 
être éclairé, ordonné, lisible et figé — à l’image de l’alpha-
bet lui-même. Du cruising à la poésie, Analphabet cherche 
à sauver un monde perpétuellement menacé par un excès 
de lumière. Le fantôme, bien qu’arrivant mourant et blessé, 
porte en lui une espérance : celle de ce que la poésie peut 
offrir à la blessure.
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Aspirés sous vide dans des sacs en latex noir empruntés 
à l’imaginaire SM – les corps des sylphides évoquent tour 
à tour des gisants de pierre, des cocons de matière obs-
cure ou des sacs mortuaires. La pièce déploie une énigme 
perceptive – glissant savamment de la statuaire antique au 
Body Art. Ce Portrait redonne vie à Sylphides, première 
pièce mythique cosignée par Cecilia Bengolea et François 
Chaignaud en 2009, ici déployée dans une version chorale 
et immersive.

Créatures de l’air, peuplant la littérature du XVIIIe siècle, 
incarnées dans le célèbre ballet du XIXe siècle, les 
Sylphides renvoient à un imaginaire de la grâce, de la légè-
reté ; mais aussi à la possibilité d’une enveloppe corporelle 
libérée de la chair mortelle. En interrogeant ce terreau 
mythologique, le duo conçoit une performance qui per-
turbe la perception du corps – en partant d’une redéfini-
tion des rapports entre surface et intériorité. Protégées 
par une membrane de latex sous vide, leurs silhouettes 
gainées telles des formes malléables se transforment au 
gré d’une cérémonie de l’aspiration et de la respiration qui 
les anime. Pour cette version étendue exposée au Grand 
Palais, de nombreuses figures donneront vie à ce conte de 
mort et de renaissance.

Théâtre 

Susanne Kennedy, 
Markus Selg
The Work 

Durée : 1h30. En anglais, surtitré en français. Spectacle  
en déambulation avec un nombre limité de places assises

Odéon Théâtre de l’Europe	 16 – 21 décembre  
– Berthier Paris 17 

	 Mar. jeu. 20h, mer. ven. 18h et 21h,  
	 sam. dim. 16h et 20h 
	 19 € et 38 € l Abo. 16 € et 34 €

Concept Susanne Kennedy, Markus Selg. Mise en scène, texte 
Susanne Kennedy. Scénographie Markus Selg. Création sonore, 
montage, contribution artistique Richard Alexander. Création vidéo 
Rodrik Biersteker, Markus Selg. Création des costumes Andra 
Dumitrascu. Création lumière Kevin Sock. Dramaturgie Johanna 
Höhmann. Avec Suzan Boogaerdt, Adriano Henseler, Toni Maercklin, 
Montse Majench, Jasper Middendorf, Ibadet Ramadani, Damian 
Rebgetz, Marie Rosa Tietjen, Bianca van der Schoot, Antonia 
Wiedemann, Laurie Young. Voix off Laurie Young, Damian Rebgetz, 
Kate Strong, Brigitte Cuvelier, Ibadet Ramadani, Marie Rosa Tietjen, 
Ann Göbel, Christian Persico, Neela Hetzel de Fonseka. 

L’Odéon Théâtre de l’Europe et le Festival d’Automne à Paris 
présentent ce spectacle en coréalisation.  
Avec le soutien de la Fondation d’entreprise Hermès.

Focus  Danse 

Nacera Belaza
Untitled.1 
Katerina Andreou
WE NEED SILENCE 
Ballet de l’Opéra de Lyon 

Durée estimée : 1h40 avec entracte. Création 2025 

CENTQUATRE-PARIS 	 18 – 20 décembre 

	 Jeu. ven. 20h, sam. 19h 
	 8 € à 30 € l Abo. 8 € à 24 €

Untitled.1
Chorégraphie, conception son et lumière Nacera Belaza. Création 
lumière Eric Soyer. Son Christophe Renaud, Marco Parenti. 
Préparatrice Dalila Belaza. Costumes Ateliers des costumes de 
l’Opéra de Lyon. Danseurs et danseuses de l’Opéra de Lyon. 

WE NEED SILENCE
Chorégraphie Katerina Andreou. Assistant à la chorégraphie Pierre 
Magendie. Musique Katerina Andreou, Eric Yvelin. Costumes 
Katerina Andreou. Lumières Yannick Fouassier. Danseurs et 
danseuses de l’Opéra de Lyon. 

Le CENTQUATRE-PARIS et le Festival d’Automne à Paris présentent 
ce spectacle en coréalisation. 
Avec le soutien de Dance Reflections by Van Cleef & Arpels. 

Deux ans après le Focus que leur consacrait le Festival 
d’Automne, Susanne Kennedy et Markus Selg inventent un 
monde ouvert peuplé d’avatars – aux visages identiques et 
aux voix préenregistrées – où se jouent et se rejouent 
inlassablement les mêmes souvenirs traumatiques.
 
Comme dans sa précédente mise en scène d’Einstein on 
the Beach, la metteuse en scène allemande nous fait 
entrer de plain-pied dans une œuvre-monde, un espace 
aux allures de simulation virtuelle, qui abolit les parcours 
linéaires et renonce à la frontalité du théâtre. Bloqué dans 
cette boucle infernale, le public navigue ainsi parmi les 
fragments disloqués de la mémoire de Xenia et, ce faisant, 
ausculte avec elle les angoisses existentielles qui lui ont 
coûté la vie. Usant d’une ironie macabre, Susanne Kennedy 
fait de cette antichambre de la mort un lieu où résonnent 
les discours convenus sur notre finitude. Elle met à dis-
tance, les inquiétudes qui traversent le monde de l’art 
contemporain et ses mécanismes, mais aussi son propre 
travail. Derrière la fausse rétrospective de ce personnage 
se dévoile une véritable plongée dans la collaboration 
entre Susanne Kennedy et Markus Selg. The Work s’offre 
comme une archive vivante, un autoportrait à deux voix où 
chaque fragment scénographique réactive les obsessions 
et les esthétiques qui ont jalonné leur œuvre commune.

Un même élan vital de danser rassemble les chorégraphes 
Nacera Belaza et Katerina Andreou. Elles se répondent 
dans un diptyque conçu pour les interprètes du Ballet de 
l’Opéra de Lyon, avec deux créations que réunissent de 
multiples résonances.

Dans sa dernière création pour les danseurs et danseuses 
du Ballet de l’Opéra de Lyon, Nacera Belaza travaille la 
répétition presque hypnotique du geste et du mouvement 
pour nous faire vivre une expérience de la dépossession : 
lâcher prise pour prendre conscience autrement de la pré-
sence de nos corps au monde. Se rendre disponible, être 
à l’écoute de ce que les corps ont à nous dire.
WE NEED SILENCE de Katerina Andreou fait directement 
écho à cette démarche. En étourdissant nos sens par une 
intensité physique poussée à l’extrême et par des rythmes 
battants de house music, cette pièce collective, construite 
à partir du solo BSTRD, nous invite à une expérience para-
doxale : écouter ce que l’on n’entend plus et voir ce que l’on 
ne voit plus. Autrement dit, imposer le silence, par la satu-
ration sonore et physique. 

Portrait  Danse 

François Chaignaud,  
Cecilia Bengolea
Sylphides

Durée : 50 minutes. Spectacle en déambulation.  
Re-création 

Grand Palais 	 17 – 18 décembre 

	� Mer. jeu. 19h, 19h30 et 20h 
8 € à 20 € | Abo. 8 € à 15 €

Conception Cecilia Bengolea, François Chaignaud. Avec (en cours) 
Cecilia Bengolea, Cécile Banquey, François Chaignaud, Alex Mugler, 
Chiara Gallerani, Germain Louvet. Lumières Abigail Fowler. Régie 
générale Anthony Merlaud.

Le Grand Palais et le Festival d’Automne à Paris présentent ce 
spectacle en coréalisation. 
Avec le soutien de Dance Reflections by Van Cleef & Arpels. 

Théâtre

Joël Pommerat 
Les Petites Filles modernes
(titre provisoire)

Durée estimée : 1h30. Tout public dès 12 ans. Création 2025 

Théâtre Nanterre-Amandiers – CDN	 18 décembre – 24 janvier

	 Mar. au ven. 19h30, sam. 18h30, dim. 15h30, 	
	 relâche lun.  
	  
	 23 décembre – 4 janvier  
	 Lun. mar. ven. sam. 18h30, mer. dim. 15h30, 
	 relâches jeu., dim. 28 déc., mer. 31 jan. 
	 8 € à 35 € l Abo. 8 € à 20 € 

Une création théâtrale de Joël Pommerat. Avec Éric Feldman, 
Coraline Kerléo, Marie Malaquias. Scénographie et lumière Éric 
Soyer. Collaboration artistique Garance Rivoal. Assistanat à la mise 
en scène David Charier. Direction technique Emmanuel Abate. 
Direction technique adjointe Thaïs Morel. Costumes Isabelle Deffin 
Perruques Julie Poulain. Création sonore Philippe Perrin, Antoine 
Bourgain. Création vidéo Renaud Rubiano. Musique originale 
Antonin Leymarie. Régie son Philippe Perrin, Antoine Bourgain. 
Régie vidéo Grégoire Chomel. Régie lumière Gwendal Malard. Régie 
plateau Pierre-Yves Le Borgne, Jean-Pierre Constanziello, Inês 
Correia Da Silva Mota. Habillage Lise Crétiaux. Renfort costumes 
Jeanne Chestier. Renforts plateau Lior Hayoun, Faustine Zanardo.

Le Théâtre Nanterre-Amandiers – CDN et le Festival d’Automne à 
Paris sont coproducteurs de ce spectacle et le présentent en 
coréalisation.
Avec le soutien de la Fondation d’entreprise Hermès.

Dans sa nouvelle création, Joël Pommerat se plonge au 
cœur des mystères de l’enfance. À la manière d’un conte, 
il imagine la rencontre de deux jeunes filles prêtes à bra-
ver les lois du monde réel et l’autorité des adultes. Entre 
fantastique et réalité, elles luttent pour préserver leur lien 
face aux normes qui les contraignent.

Avec Les Petites Filles modernes, Joël Pommerat déve-
loppe une forme hybride entre théâtre et roman, où les évé-
nements se racontent et se vivent simultanément. Il met en 
scène des évènements à la fois graves et naïfs, où le surna-
turel serait pour ses personnages le seul moyen d’affronter 
des réalités inconcevables. À travers l’amitié inébranlable 
de ces deux enfants, il poursuit son exploration des liens 
intergénérationnels. Quels pouvoirs surnaturels de l’en-
fance peuvent s’opposer à l’autorité de la parole des 
adultes ? À rebours de Cendrillon, qui déconstruisait le mer-
veilleux, Joël Pommerat et la Compagnie Louis Brouillard 
choisissent cette fois de l’embrasser pleinement. Ici, le 
magique, le fantastique et le surnaturel ne sont ni mis à dis-
tance ni parodiés : ils sont pris au sérieux, vécus au présent, 
et deviennent le cœur même de l’expérience théâtrale.‌
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Portrait  Cabaret 

François Chaignaud, 
Geoffroy Jourdain
Revue des Tumerels

Durée estimée : 1h15. À partir de 16 ans. Ce spectacle comporte des 
scènes de nudité et du contenu sexuel explicite. Première mondiale 

Lieu à venir	 20 décembre 	  

	� Informations et réservation sur festival- 
automne.com et grandpalais.fr

Direction artistique François Chaignaud, Geoffroy Jourdain. Avec 
Simon Bailly, Mario Barrantes-Espinoza, François Chaignaud, 
Florence Gengoul, Myriam Jarmache, Geoffroy Jourdain, Evann 
Loget-Raymond, Marie Picaut, Alan Picol, Antoine Roux-Briffaud, 
Vivien Simon, Maryfé Singy, Ryan Veillet, Aure Wachter, Daniel 
Wendler. Lumières et régie générale Anthony Merlaud. Régie son 
Aude Besnard. 

Le Festival d’Automne à Paris est coproducteur de ce spectacle et 
le présente en coréalisation avec le Grand Palais.
Avec le soutien de Dance Reflections by Van Cleef & Arpels. 

« Tumer », en ancien français, c’est danser, s’agiter, tomber 
à la renverse. En compagnie d’un collectif de tumerels – 
chantant, dansant, se transformant – Geoffroy Jourdain et 
François Chaignaud ont conçu une revue facétieuse, qui 
circule entre les époques et les genres, du chant polypho-
nique aux variétés pour clore le Portrait et l’édition 2025 
du Festival d’Automne.

Les tumerels, ce sont les membres d’une communauté 
d’interprètes réunie par Geoffroy Jourdain et François 
Chaignaud, qui s’est façonnée depuis 2020 autour de la 
pratique combinée de la danse et du chant. Ensemble, ils 
ont créé les spectacles t u m u l u s et In absentia – mises 
en voix, en corps et en mouvement de la musique sacrée 
de la Renaissance. Cette communauté chantante et dan-
sante se réunit à nouveau pour clore ce Portrait – placé 
sous le signe de la collaboration et des voix plurielles. Pour 
l’occasion, François Chaignaud et Geoffroy Jourdain 
deviennent Frannie from the block et Mademoiselle 
Crapote – tour à tour performeurs, chanteuses, pianistes, 
maîtresses de cérémonie ; mobilisant les savoir-faire ges-
tuels et vocaux élaborés par ce collectif, ils organisent une 
dérive joyeuse utilisant les codes du cabaret, célébrant la 
multiplicité des registres et des expressions de soi. Dans 
un jeu constant d’interactions avec le public, les inter-
prètes passent d’un instrument à une danse, de la musique 
ancienne aux hymnes contemporains. 

Répertoire
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Depuis 2022, le Répertoire inscrit le geste du Festival 
d’Automne dans une temporalité élargie, où l’accompa-
gnement des œuvres ne s’interrompt pas avec leur 
création. Il ne s’agit pas seulement de rejouer les 
œuvres, mais de leur permettre de continuer à exister, 
de rencontrer de nouveaux publics et de s’inscrire dans 
d’autres contextes. À l’heure où la question de la dura-
bilité traverse tous les domaines, cet accompagnement 
au long cours devient une nécessité. Cette ambition 
n’aurait ni portée ni réalité sans l’engagement constant 
des partenaires, dont le concours dessine une carto-
graphie vivante de la création sur l’ensemble du terri-
toire francilien.

Jérôme Bel, Estelle Zhong Mengual, Danses non humaines

Fanny de Chaillé, Une autre histoire du théâtre

Robyn Orlin, ‘in a corner the sky surrenders – unplugging archival  
journeys… #3 (for Volmir❣)…’

Jérôme Bel, Jolente De Keersmaeker, Estelle Zhong Mengual, Recommencer ce monde  
(les créatures fabuleuses)
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Répertoire  Théâtre 

Jérôme Bel, 
Jolente De Keersmaeker,
Estelle Zhong Mengual 
Recommencer ce monde 
(les créatures fabuleuses)

Durée : 1h15

MC93 	 23 – 28 septembre 

	 Mar. au jeu. 19h, ven. (scolaire 14h30),  
	 sam. 16h30, dim. 15h30 
	 8 € à 25 € l Abo. 8 € à 18 €

Un spectacle de Jérôme Bel, Jolente De Keersmaeker, Estelle 
Zhong Mengual. D’après l’œuvre originale de Baptiste Morizot  
et avec un extrait de L’œil du crocodile de Val Plumwood (éditions 
Wildproject). Interprétation Jolente De Keersmaeker. Avec en 
alternance Yasmine Benelouasi, Nélia Mankour Abdelmalek. 
Lumières Iwan Van Vlierberghe. Conseil artistique et direction 
exécutive R.B. Jérôme Bel Rebecca Lasselin. Administration Sandro 
Grando.

La MC93 – Maison de la culture de Seine-Saint-Denis et Festival 
d’Automne à Paris sont coproducteurs de ce spectacle.

Jérôme Bel, Jolente De Keersmaeker et Estelle Zhong 
Mengual mettent sur scène la pensée de Baptiste Morizot 
pour interroger notre place dans le monde vivant. 
Ensemble, iels imaginent le récit qu’une philosophe délivre 
à une enfant, découvrant des paysages inexplorés et des 
temps anciens pour réinventer le monde. 

Répertoire  Danse 

Jérôme Bel, 
Estelle Zhong Mengual 
Danses non humaines 

Durée estimée : 1h15

MC93 	 25 – 27 septembre 

	 Jeu. ven. 20h30, sam. 18h 
	 8 € à 25 € l Abo. 8 € à 18 €

Conception Jérôme Bel, Estelle Zhong Mengual. Assistante Chiara 
Gallerani. Texte Jérôme Bel, Estelle Zhong Mengual ; extrait de 
Baptiste Morizot, Andrea Olga Mantovani, S’enforester, Paris, 
Éditions d’une Rive à l’Autre, 2022, p. 28. Chorégraphies Pina 
Bausch, Gaspard Charon, Isadora Duncan, Loïe Fuller, Lev Ivanov  
et Marius Petitpa, Xavier Le Roy, Sergiu Matis. Avec Gaspard 
Charon, Sherwood Chen, Chiara Gallerani, Elisabeth Schwartz, Lisa 
Vilret, Estelle Zhong Mengual. Costumes les danseurs et danseuses. 
Régie générale Maxime Kurvers. Conseil artistique et direction 
exécutive R.B. Jérôme Bel Rebecca Lasselin. Administration Sandro 
Grando. 

Le Festival d’Automne à Paris est coproducteur de ce spectacle.

Dans cette pièce présentée au cœur du Louvre dans le 
cadre du Festival d’Automne 2023, Jérôme Bel et Estelle 
Zhong Mengual explorent à travers des chorégraphies 
issues du répertoire de la danse occidentale combien la 
danse n’est pas le domaine réservé de l’humanité. Iels 
éprouvent en acte l’idée que le corps est le moyen d’un 
glissement du genre humain vers d’autres formes de vie.

Répertoire  Théâtre 

Fanny de Chaillé
Une autre histoire du théâtre

Durée : 1h

Théâtre 14 	 21 – 25 octobre 

	� Mar. mer. ven. 20h, jeu. 19h, sam. 16h 
8 € à 27 €

Théâtre Dunois 	 27 – 29 novembre 

	 Jeu. au sam. 19h 
	 8 € à 16 € l Abo. 8 € et 12 €

Conception Fanny de Chaillé. Avec Malo Martin, Tom Verschueren, 
Margot Viala, Valentine Vittoz. Assistant Christophe Ives. Lumière et 
direction technique Willy Cessa.  
Son Manuel Coursin. Musique Malo Martin. 

Le Festival d’Automne à Paris est coproducteur de ce spectacle.

L’artiste Fanny de Chaillé fait de la scène un lieu où les 
idées circulent, où le corps fabrique la pensée. Ici, c’est le 
théâtre qu’elle décortique et son histoire, grâce à de 
jeunes acteurs. Elle interroge ainsi la puissance du jeu, son 
ancrage dans l’ici et le maintenant du plateau.

Répertoire  Danse 

Robyn Orlin
‘in a corner the sky 
surrenders – unplugging 
archival journeys… #3 (for 
Volmir❣)…’

Durée : 1h 

Ménagerie de verre 	 13 – 15 novembre 

	 Jeu. ven. 19h, sam. 18h 
	 8 € à 15 € l Abo. 8 € et 10 €

Un projet de Robyn Orlin. Avec Volmir Cordeiro. Création lumière  
et régie générale Beatriz Kaysel Velasco e Cruz en alternance  
(régie générale) avec Agathe Patonnier. Créateur son Loup Gangloff. 
Costumes Birgit Neppl. Diffusion Damien Valette. Coordination 
Bertille Zimmermann. 

Au coin d’une rue, quand une vie bascule et le ciel perd ses 
moyens : le solo fondateur de Robyn Orlin, créé à New York 
dans une boîte en carton, est aujourd’hui repris par un 
interprète dont le parcours vient nourrir une nouvelle lec-
ture de l’œuvre. Après une reprise avec Nadia Beugré en 
2022 au Festival d’Automne puis en 2024 pour Marta 
Izquierdo Munoz à La Place de la Danse, Robyn Orlin en 
confie en 2025 l’interprétation à Volmir Cordeiro.

Rachid Ouramdane, TORDRE

Marlene Monteiro Freitas, Israel Galván, RI TE

Fanny & Alexander, Nina
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Actions artistiques et culturelles

Répertoire  Danse

Rachid Ouramdane,
Compagnie de Chaillot
TORDRE

Durée : 1h

Chaillot – Théâtre national 	 26 – 29 novembre  
de la Danse

	 Mer. au ven. 19h30, sam. 15h 
	 8 € à 41 € l Abo. 8 € à 27 €

Conception et chorégraphie Rachid Ouramdane.  
Avec Annie Hanauer et Lora Juodkaite. Lumière Stéphane Graillot. 
Décors Sylvain Giraudeau. 

Le titre de la pièce de Rachid Ouramdane, transporte, 
dans la brièveté de son infinitif, une part de l’épure qui 
guide ce projet : une scène blanche, des ombres portées, 
et deux danseuses, Lora Juodkaite et Annie Hanauer, qui 
vont opérer une torsion aussi bien physique que percep-
tive de leur image – dévier simultanément le cours du mou-
vement et du regard porté sur lui. 

Répertoire  Danse 

Marlene Monteiro Freitas, 
Israel Galván
RI TE 

Durée : 1h10

CENTQUATRE-PARIS 	 1 décembre

	 Lun. 19h30 
	 10 € à 25 € 
	 Informations et réservation sur 104.fr

Conception et interprétation Marlene Monteiro Freitas, Israel 
Galván. Conception visuelle Yannick Fouassier. Direction technique 
et son Pedro León.

Le Festival d’Automne à Paris est coproducteur de ce spectacle. 
Avec le soutien de la Fondation Calouste Gulbenkian – Délégation 
en France.

 

La rencontre de Marlene Monteiro Freitas et d’Israel Galvan 
est une évidence quoique tardive. Entre la chorégraphe 
cap-verdienne et le bailaor sévillan, un fil invisible semble 
courir, les réunissant le temps d’un projet inédit. Face à 
face, ils élaborent une communication nouvelle et immé-
diate : un moment de joie pure et d’humour, une conversa-
tion animée sur la base unique du langage corporel.

Répertoire  Théâtre

Fanny & Alexander
Nina

Durée : 1h

Théâtre Victor Hugo – Bagneux 	 16 décembre 

	 Mar. 20h30 
	 8 € à 20 € l Abo. 8 € à 13 €

Concept, direction et lumière Luigi Noah De Angelis. Interprète 
Claron McFadden. Dramaturgie et costumes Chiara Lagani. 
Création musicale Claron McFadden, Damiano Meacci (Tempo 
Reale). Musique électronique et design sonore Damiano Meacci. 
Photographie Enrico Fedrigoli. Coaching Andrea Argentieri.

Le Festival d’Automne à Paris est coproducteur de ce spectacle.

Alliant musique et performance, la compagnie Fanny & 
Alexander aborde la voix humaine dans Nina à travers la 
technique de l’hétérodirection. La soprane Claron 
McFadden incarne la figure mythique de Nina Simone, 
transmettant ainsi l’énergie singulière de celle qui voulait 
être « la première pianiste noire. »
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Cours de Re-création 
Apprendre à voir et transmettre à l’autre
  De la maternelle à l’enseignement supérieur

Le programme Cours de Re-création accompagne 28 
classes de jeunes âgés de 4 à 25 ans dans la découverte de 
la création plastique contemporaine. Guidés par le Festival, 
les enfants deviennent médiatrices et médiateurs d’une 
exposition qu’ils ont visitée, auprès d’élèves d’autres écoles. 
Au total, 14 duos de classes d’âges et niveaux différents 
partagent leurs impressions et ressentis en concevant col-
lectivement les outils de cette transmission (dessins, 
textes, photos, vidéos). Cet automne, le programme Cours 
de Re-création sera consacré à deux expositions : 
Astérismes de Bouchra Khalili présentée dans trois lieux et 
Paris des vi(ll)es. Intimités publiques à la Cité internationale 
des arts. 

Tout au long de l’année scolaire 2025-2026, le Festival 
d’Automne propose à deux classes d’un collège parisien 
d’imaginer et de créer un conte musical. De l’écriture col-
lective à la construction d’instruments inédits, en passant 
par la création de paysages sonores et l’élaboration de 
décors, les élèves sont immergés dans un processus créa-
tif au long cours. À l’issue de ce projet, qui mêle rencontre 
avec la création contemporaine et pratique artistique, une 
restitution publique sera organisée au collège, en présence 
des élèves, de l’équipe éducative et des familles des élèves.

Éducation artistique

Au bout du conte
De l’écoute à la pratique, créer un conte  
musical en collectif
  Collège
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L’Automne au lycée propose à 40 classes de 16 lycées 
d’Île-de-France de découvrir la création contemporaine 
sous toutes ses formes dans les lieux partenaires du 
Festival et au sein de leur établissement.
Chaque classe bénéficie d’un parcours sur mesure  
composé de : 

	— 2 à 3 sorties culturelles à choisir dans le programme 
du Festival, avec des ateliers de médiation avant et après 
chaque sortie. 

	— Un spectacle au lycée : l’établissement accueille une 
proposition artistique et permet aux élèves de redécou-
vrir leur lycée comme lieu d’art et de culture. 

	— Un temps d’ateliers de pratique artistique : pendant et 
après l’automne, les élèves prolongent leur expérience 
en participant à des ateliers de pratique artistique au 
long format (écriture, mise en voix, théâtre, danse, scé-
nographie, arts plastiques, magie nouvelle etc.) menés 
par des artistes.

Le Festival renforce sa présence dans les lycées à travers 
un projet d’immersion artistique qui favorise la rencontre 
entre les artistes et les plus jeunes : plusieurs établisse-
ments accueillent un metteur ou une metteuse en scène 
et sa compagnie pour une semaine d’immersion artistique. 
Au programme : des représentations scolaires le matin, 
des ateliers de pratique l’après-midi et une représentation 
tout public.

Les actions d’Éducation Artistique et 
Culturelle du Festival d’Automne  
bénéficient du soutien de Dance 
Reflections by Van Cleef & Arpels 

 
La SACD soutient l’ensemble des  
actions artistiques du Festival d’Automne  
élaborées et réalisées par des auteurs  
et autrices 

La Caisse des dépôts Île-de-France  
est mécène de l’Automne au lycée

La Fondation Fiminco est mécène  
de Cours de Re-création 

La Fondation d’entreprise Hermès  
soutient les immersions artistiques  
dans les lycées 

L’Automne au lycée bénéficie d’une  
aide régionale à l’Éducation Artistique  
et Culturelle

Au bout du conte de L’Art pour  
grandir est un programme soutenu par  
la Ville de Paris 

L’Automne au lycée
Du parcours spectateur à la pratique artistique
  Lycées 

Immersion artistique au lycée
  Lycées
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Le Festival d’Automne tisse aujourd’hui des liens avec la santé, la jeunesse étudiante et les associations du champ 
social, dans un désir toujours plus grand d’ouverture, de co-construction et de partage avec les publics les plus divers. 
Convaincu que l’art et la culture doivent dialoguer avec les réalités sociales dans lesquelles ils s’inscrivent, le Festival 
élabore et expérimente de nouvelles actions artistiques. Autant de parcours singuliers mêlant spectacles, expositions, 
rencontres et pratique artistique. 

Avec l’hôpital

Depuis le début de la crise sanitaire 
en 2020, le Festival d’Automne s’est 
engagé dans un partenariat durable 
avec l’Assistance Publique – Hôpitaux 
de Paris, afin de rapprocher les  
arts et les sciences, dans une alliance 
inédite Culture-Santé. 

Cette alliance se traduit concrète-
ment par 4 000 places offertes 
chaque automne aux soignantes et 
soignants, et personnels de l’AP-HP 
et par la présence d’artistes à  
l’hôpital pour mener tout au long de 
l’année des actions artistiques 
co-construites avec les médecins :
– des artistes-auteurs en immersion 
de 3 à 6 mois à l’hôpital, pour  
l’écriture et la réalisation de formes 
artistiques à présenter in situ, à partir 
d’ateliers artistiques menés avec  
les patients et les soignants des ser-
vices concernés. En 2025, trois 
artistes sont engagés avec le Festival 
dans ses actions à l’hôpital ; 
– un programme d’ateliers de pratique 
et de rencontres spécifiques mis  
en place pour le personnel soignant, 
patientes et patients au sein de plu-
sieurs hôpitaux ;
– des représentations de spectacles 
en milieu hospitalier.

Les actions artistiques menées à l’hôpital sont rendues 
possibles grâce à l’engagement de Dance Reflections by 
Van Cleef & Arpels et de la Fondation de France 

  

La SACD soutient l’ensemble des actions du  
Festival d’Automne élaborées et réalisées par des 
auteurs et autrices 

Avec les associations du champ social

Convaincu du rôle puissant de la 
culture dans le maintien et le renou-
vellement du lien social, le Festival 
d’Automne poursuit ses actions  
initiées avec plusieurs associations 
de Paris et d’Île-de-France. Il propose 
à chaque partenaire associatif de 
construire un parcours permettant à 
ses bénéficiaires de profiter de sor-
ties culturelles, d’ateliers de pratique 
et de rencontres avec les artistes. 

En 2025, le Festival s’engage aux 
côtés de : 

	— Women Safe & Children
	— Melting Point LGBT+

Avec l’université

Engagé dans une alliance durable 
Culture-Jeunesse, le Festival  
d’Automne développe différentes 
actions artistiques sur les campus et 
offres d’accessibilité pour les  
étudiantes et étudiants, en collabora-
tion avec plusieurs universités  
franciliennes. 

Cette année encore, il renouvelle  
son tarif unique de 8 € la place pour 
tous les spectacles de l’édition, à 
destination des étudiantes et étu-
diants et des jeunes âgés de moins 
de 30 ans. Le Festival organise éga-
lement des rencontres privilégiées 
entre les artistes de l’édition et les 
étudiantes et étudiants de l’Univer-
sité Sorbonne-Nouvelle Paris 3 et de 
l’Université de Nanterre, dans le 
cadre de leur formation. Tout au long 
de l’année, le Festival est présent  
sur les campus à travers différentes 
propositions artistiques gratuites et 
ouvertes à toutes et tous, au sein des 
universités partenaires. Ces rendez- 
vous construits en collaboration avec 
les services culturels étudiants, 
donnent systématiquement lieu  
à des rencontres entre étudiantes, 
étudiants, enseignantes et  
enseignants-chercheurs et artistes.

La Fondation d’entreprise Hermès  
soutient les tournées dans les universités 

La Caisse d’Epargne Ile-de-France soutient le  
Festival d’Automne dans son engagement pour la  
jeunesse avec l’offre tarifaire à 8 € 

Alliances avec la santé, la jeunesse  
et le champ social 
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Programme à l’université 
Calendrier complet des spectacles et rencontres à 
l’université à retrouver sur festival-automne.com  
et à suivre sur les réseaux sociaux du Festival et de 
ses partenaires universitaires toute l’année. 

Universités partenaires
	 Université Paris Cité 
	 Université Paris Nanterre 
	 Université Sorbonne Nouvelle-Paris 3 
	 Université Sorbonne Paris Nord 
	 ENS Paris Saclay – La scène de recherche

Hortense Belhôte,  
XIX ESCAPE GAME XXI 
  Durée : 1h30

Invitée régulière du Festival à l’uni-
versité, l’historienne de l’art revient 
avec un spectacle qui bouscule notre 
vision du mouvement impression-
niste, sous un angle féministe, queer, 
libertaire et intime. Née d’une rési-
dence au Musée d’Orsay, cette pro-
position espiègle et participative 
prend la forme d’un jeu d’évasion 
dont l’objectif est simple : entre 
patriarcat, colonialisme et capita-
lisme, comment échapper à l’héri-
tage du XIXe siècle ?

François Chaignaud, Récital  
  Durée : 50 minutes 

François Chaignaud propose un pro-
gramme de courtes pièces, renouant 
avec la tradition du récital du début 
du XXe siècle. S’inspirant notamment 
de la figure d’Isadora Duncan, dan-
seuse et chorégraphe majeure de la 
danse moderne, il évoque la nostal-
gie d’un monde disparu, et vient réin-
vestir un répertoire oublié, fait 
d’ondoiements et de sensualité.

Laurène Marx, Jag et Johnny 
  Durée : 1h 

Jag vient de la classe populaire 
rurale blanche. Elle parle de la mai-
son où elle a grandi, de ses oncles et 
tantes et elle raconte les anniver-
saires à la salle des fêtes, les 
mariages, le cocon familial dysfonc-
tionnel, la culture télé, l’alcoolisme. 
Ça parle aussi de folie, de précarité 
et de violence. Coincée entre deux 
classes, Jag nous plonge dans un 
retour au bercail, avec toute la com-
plexité qu’il engendre. 

Laurène Marx, Je vis dans une  
maison qui n’existe pas 
  Durée : 1h

Entre naïveté d’un conte enfantin et 
brutalité pragmatique d’une prose 
directe et crue, Laurène Marx brosse 
le portrait de la psyché d’une per-
sonne souffrant de troubles disso-
ciatifs de la personnalité et de 
problèmes de gestion de la colère. 
Cette pièce ouvre une fenêtre sur la 
gestion des traumas d’enfance, 
l’inertie du système psychiatrique et 
la nécessité de fragmenter sa per-
sonnalité pour survivre à un monde 
où les personnes neuroatypiques se 
sentent exclu·e·s, indapté·e·s et irré-
cupérables.

Laurène Marx, Est-ce que tu me  
suivras dans les flammes ? 
  Durée : 1h

Dans ce poème incandescent et 
empreint d’urgence, mis en musique 
par Roketdudu, Laurène Marx ques-
tionne ce qu’est l’amitié en temps de 
paix et ce qu’elle devient pendant les 
grands moments de lutte.

Betty Tchomanga, Histoire(s)  
décoloniale(s)  
  Durée : 1h

À travers une série de solos choré-
graphiques, Betty Tchomanga pour-
suit un travail autour des récits et 
des histoires qui relient l’Occident et 
l’Afrique. Chaque épisode aborde 
l’histoire coloniale et son héritage 
par le prisme d’une histoire singu-
lière, d’un corps, d’un vécu. 

David Lescot, Portrait de Ludmilla  
en Nina Simone  
  Durée : 1h15 

À la manière d’une interview ponc-
tuée de chansons, David Lescot 
brosse les portraits croisés de Nina 
Simone, grande prêtresse soul venue 
au monde dans la Caroline du Nord 
ségrégationniste des années trente, 
et de Ludmilla Dabo, jeune comé-
dienne et chanteuse née à Paris de 
parents originaires d’Afrique de 
l’Ouest.
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Depuis plus de 20 ans, Cours de Re-création place la parole des jeunes au cœur d’un parcours, collectif et intergé-
nérationnel, de découverte de la création contemporaine. Retour sur l’origine et l’évolution de ce programme-phare 
d’Education Artistique et Culturelle, conçu par le Festival d’Automne en 2003. Entretien croisé avec Pascale Tabart-
Buquet, ancienne responsable des relations avec le public qui a imaginé ce projet, Pierre-Yves Selles qui l’a accom-
pagné dès ses débuts en tant que directeur d’école et formateur, et Sarah Clément-Colas, qui en est la médiatrice 
depuis 15 ans, aux côtés de l’équipe des actions artistiques.

Comment est né le projet Cours  
de Re-création ?

Pascale Tabart-Buquet : En 2002, le Festival d’Automne 
programme trois ou quatre expositions. Alors en charge 
de l’action culturelle, je cherche une façon d’aborder l’art 
contemporain avec des enseignants qui n’y ont pas forcé-
ment goût et pourraient même estimer ne pas être en 
capacité de s’y confronter. Je cherche aussi à travailler 
avec des publics à proximité des lieux d’exposition. Naît 
alors cette idée : et si des élèves allaient voir une exposi-
tion près de leur établissement et rencontraient les 
enfants d’une autre école pour raconter ce qu’ils ont vu ? 

Le projet a-t-il évolué depuis sa création ? 
PTB : La première édition a eu lieu avec six classes 
d’écoles élémentaires venant de quartiers différents, 
proches des lieux d’exposition. Puis, le programme a rapi-
dement intégré des élèves de maternelle, de collège, de 
lycée et de grandes écoles postbac. Il rassemble 
aujourd’hui 28 classes par édition et intègre une exposi-
tion de fin d’année, suite logique du dispositif. 

Comment la communauté enseignante  
a-t-elle accueilli Cours de Re-création ? 

Pierre-Yves Selles : Avec d’abord un peu d’appréhension. 
Deux choses peuvent intimider les enseignants : ne pas 
bien maîtriser leur sujet et la notion d’hétérogénéité. Or, ce 
projet convoque l’hétérogénéité. Souvent, la pratique artis-
tique est solitaire : au musée, on est seul devant une toile 
et l’idée de partage n’existe pratiquement pas – ou alors au 
sein d’un même groupe socioculturel. Ne pas être entre soi 
permet de développer l’argumentation. 
	 PTB : L’échange est au cœur du projet. Les enfants ont 
l’habitude de se raconter ce qu’ils voient et sont donc en 
mesure de parler des œuvres. Sarah fait advenir leur 
parole durant la visite, avec laquelle l’enseignant repart 
dans sa classe. Son rôle est dès lors prépondérant dans 
l’élaboration de la transmission. 
	 PYS : C’est l’un des rares projets où les enseignants et 
les intervenants culturels (artiste et médiatrice) trouvent 
naturellement leur place, alors qu’ailleurs s’instaure trop 
souvent des rapports de force. Ici, les enseignants repartent 
avec du grain à moudre et beaucoup de choses à travailler. 
	 Sarah Clément-Colas : Chacun peut développer ce qu’il 
vient de découvrir, ce dont il s’est imprégné au fil des expo-
sitions du Festival, que tout le monde traverse à part égale. 

Entretien 
Cours de Re-création
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Comment définiriez-vous votre rôle ? 
SCC : J’aime l’idée d’être le pont entre l’artiste, son œuvre 
et les élèves. Je me souviens qu’à l’issue de ma première 
visite, des parents ont regretté que leurs enfants n’aient 
« rien appris » : ni informations sur la démarche de l’artiste 
ni dates de sa biographie. L’enjeu a été de leur expliquer 
qu’ils avaient au contraire appris à regarder, à formuler ce 
qu’ils voyaient, à approcher cette œuvre de manière sen-
sible. Et que mon rôle était précisément de travailler leur 
sensibilité à ce qu’ils étaient en train de voir.

Comment se prépare et se mène la visite 
d’une exposition ? 

SCC : Ce qui est primordial pour moi, c’est la rencontre 
avec l’artiste : même si l’échange est bref, sa pensée m’ac-
compagne toujours. Ensuite, j’aborde la visite sans attente 
particulière, en étant la plus ouverte possible à ce que vont 
dire les élèves. Il n’y a pas de bonne ou de mauvaise 
réponse à mes questions, qui sont très ouvertes. Enfin, je 
fais en sorte que la première visite des expositions soit 
toujours avec une classe de maternelle, parce que ce sont 
eux – avec leur perspicacité et leur franc-parler – qui vont 
donner le ton. Je sais que ce qui se dit ou se passe lors de 
cette première visite va guider quasiment toutes les autres. 
	 PTB : Dès la première édition, il était primordial que les 
élèves se promènent d’abord seuls dans l’exposition, quitte 
à batailler un peu avec les enseignants ou les parents. 
Devant les œuvres, les enfants parlent des œuvres, même 
les plus petits. Quand le groupe se disperse, les élèves ne 
vont pas voir les mêmes choses. 
	 SCC : Être dans le lien et la rencontre suppose une 
écoute et un accueil de l’autre. Durant la visite, chaque 
élève peut dire ce qu’il traverse mais à un moment donné, 
l’idée du collectif se met en place, dans l’anticipation de la 
transmission. Et faire collectif, c’est entendre et accepter 
que l’autre dise quelque chose qui ne me correspond pas 
ou qui n’est pas ce que j’ai vu. L’objectif est tout de même 
d’entendre la voix de chacun des élèves, d’où l’idée de leur 
faire dire au moins un « mot souvenir » en fin de visite.
	 PYS : Les enfants sentent qu’il n’y a pas une réponse 
attendue et que toutes les paroles vont être prises en 
compte, quelles qu’elles soient et d’où qu’elles viennent. 
Cela met en confiance les élèves qui sont moins « sco-
laires ». C’est une pédagogie de l’écoute qui favorise la 
construction collective d’un propos : chacun peut avoir une 
pièce du puzzle mais elle ne prend vraiment sens que lors-
qu’elle est assemblée avec celles des camarades. 

Le temps de la transmission est précisément 
un moment où le puzzle prend forme. 
Comment les enseignants et les élèves 
déterminent cette forme ? 

PYS : Parfois, la transmission se déroule quelques jours 
seulement après la visite et des critères de faisabilité 
entrent en jeu : matériaux disponibles, temps nécessaire 
pour répéter un spectacle etc. Souvent, les enfants font 
des liens avec des activités qu’ils ont en classe et s’en 
servent pour imaginer des formes. En maternelle, beau-
coup d’apprentissages passent par le corps et les élèves 
vont spontanément vers des situations qu’ils identifient 
comme des situations de transmission : une chanson ou 
un atelier. 

Cours de Re-création est un projet qui a un 
véritable effet sur les élèves qui y participent. 
Au fil des ans, en a-t-il eu sur vous ?

PTB : Cela a changé l’idée que j’avais de la médiation et m’a 
amenée à de nouvelles réflexions sur la pédagogie et la for-
mation des enseignants. Ma plus grande fierté, c’est qu’à un 
moment donné, les enseignants impliqués dans le projet ne 
nous demandaient même plus qui étaient les artistes expo-
sés. Parce qu’en réalité, ce n’est pas le sujet. On peut tout 
leur proposer comme on peut tout proposer aux élèves. 
	 PYS : Le projet valide l’intérêt qu’il y a à privilégier la 
relation à l’hétérogénéité. On apprend mieux quand on est 
ensemble, quand on échange et travaille sur des questions 
ouvertes qui laissent la parole à tout le monde. L’intérêt de 
ce projet est d’arriver à un autre apprentissage de l’art. À 
titre personnel, il m’a ouvert à l’art contemporain : je ne me 
pose plus la question de savoir si je vais comprendre ou si 
c’est fait pour moi.
	 SCC : Ce projet m’a réconciliée avec l’école. C’est 
devenu une approche militante : faire en sorte que chacun 
soit légitime. Ce qui m’anime au-delà de la rencontre et du 
lien, c’est de faire comprendre aux élèves qu’ils savent des 
choses, qui sont en eux, et que ce qu’ils savent est légi-
time. Chaque automne, les élèves sont face à des exposi-
tions très exigeantes, qui leurs permettent d’aller vers ce 
qui ne leur ressemble pas ou ce qu’ils ne connaissent pas 
(des lieux, des œuvres, d’autres élèves). Au-delà même de 
l’art, cela change notre rapport à la rencontre. 

Propos recueillis par Vincent Théval, mars 2025
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En septembre 2024, l’artiste lituanienne Lina Lapelytė proposait, dans la Rotonde de la Bourse de Commerce – Pinault 
Collection, une performance rassemblant près d’une centaine d’enfants de 5 à 17 ans. Commande du Festival  
d’Automne, The Speech est le fruit de 4 mois de travail et d’ateliers, organisés par l’équipe chargée des actions artis-
tiques et de la diversité des publics.

Voulu pour être l’un des deux temps du Focus consacré 
par le Festival à Lina Lapelytė l’an passé, The Speech 
créée un bestiaire sonore au cœur de la Bourse de 
Commerce, où résonnent les bruits et cris d’animaux les 
plus variés. La metteuse en scène lituanienne souligne 
ainsi la rupture entre des générations de plus en plus 
urbaines et les environnements naturels. Comment les 
plus jeunes d’entre nous peuvent se souvenir des sons de 
la nature et les traduire en chœur ? En interprètes d’une 
étonnante « partition » musicale et chorégraphique large-
ment ouverte à l’improvisation, une centaine d’enfants pari-
siens et franciliens répondent à la question au fil de trois 
représentations vivantes et poétiques. Pour élaborer ce 
discours sans parole, ils et elles ont d’abord travaillé à l’éla-
boration d’un riche vocabulaire de sons et de gestes, au fil 
d’ateliers organisés entre avril et juin au sein de plusieurs 
établissements scolaires partenaires du Festival d’Au-
tomne. Menées par Lina Lapelytė, la chorégraphe Paola 
Cordova et cinq étudiantes du Conservatoire national 
supérieur de musique et de danse de Paris, ces sessions 
ont permis aux enfants de s’initier à la mise en mouve-
ments et de se plonger dans des recherches vocales. 
	 C’est précisément le point d’entrée des élèves d’écoles 
maternelles et élémentaires, qui sont les premières à inté-
grer le projet : fin avril, les premiers ateliers portent sur 
l’improvisation autour des sons d’animaux. En classe, Lina 
Lapelytė propose des enregistrements de corbeaux, 

crapauds, kangourous mais aussi de singes en pleine 
bagarre avec des serpents, pour installer la notion de 
situation, de variation et travailler des sons très spéci-
fiques, potentiellement plusieurs par animal. S’élabore 
ainsi au fil des séances un répertoire dans lequel l’artiste 
piochera pour élaborer la « partition » de la chorale. Paola 
Cordova imagine quant à elle des exercices portant sur les 
courses circulaires – avec en tête la rotonde et ses cour-
sives. Bientôt, des élèves de collège et de lycée rejoignent 
ce projet intergénérationnel, certains avec leur classe, 
d’autres individuellement – enthousiasmés par une créa-
tion qui a fait l’objet d’un appel à participation public lancé 
conjointement par le Festival et la Bourse de Commerce. 
Toutes et tous se retrouvent une première fois au début du 
mois de juillet, à la faveur d’un atelier « grandeur nature » in 
situ, opportunité unique avant les dernières répétitions de 
septembre. Pour Lina Lapelytė, c’est le moment de valider 
ses intuitions et de tester la réverbération de la Rotonde, 
envisagée comme un instrument à part entière.
	 Durant l’été, les élèves sont partis avec des « devoirs de 
vacances », chacun devant mémoriser les sons de 5 ou 6 
animaux. Les répétitions de septembre sont cruciales et 
l’écoute collective y est déterminante : en l’absence de par-
tition à proprement parler, les élèves doivent être particu-
lièrement attentifs aux autres. Répartis en groupes, elles et 
ils portent chacun un bracelet avec des chiffre correspon-
dant aux bruits d’animaux mémorisés : abeilles, loups, 

Reportage sur The Speech
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Mentions de production

baleines, canards, grenouilles ou tigres, en fonction de leur 
âge. Durant les représentations, des signes indiquent aux 
enfants quel cri activer, leur bracelet comme aide-mémoire. 
Comme pour tout projet amateur, la représentation est cet 
instant magique où la concentration produit pleinement 
ses effets. Les élèves s’approprient l’espace, se sentent 
responsables, portés par le lien fort qui s’est tissé entre les 
plus grands et les plus petits. En cette semaine de rentrée 
scolaire où la fatigue peut se faire sentir, certains ont tenu 
à revenir même s’ils n’étaient pas prévus pour les trois 
représentations, signe d’un sentiment d’appartenance à 
une « famille The Speech » mais aussi d’une tendresse 
intergénérationnelle qui n’est pas la moindre qualité de ce 
projet singulier et inédit. 

Reportage réalisé par Vincent Théval
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Alberto Cortés
Analphabet

Production El Mandaíto
Coproduction Festival TNT Terrassa 
Noves Tendències ; Centro de Cultura 
Contemporánea Condeduque (Madrid) ; 
FITEI-Festival Internacional de Teatro de 
Expressáo Ibérica ; Fundació Joan 
Brossa – Centre de les Arts Lliures 
(Barcelone) ; Festival Iberoamericano de 
Teatro de Cádiz
Avec le soutien de Azala, Graner, 
Goethe-Institut Madrid, Escena 
Patrimonio, Festival de Otoño (Madrid), 
Programme de résidences artistiques de 
l’agence andalouse des institutions 
culturelles, Mairie de La Rinconada

Ali Asghar Dashti, Nasim Ahmadpour 
We Came to Dance

Production Don Quixote Theatre Group 
& Interdisciplinary Cultural-Artistic 
Institute Names and Signatures 
Production déléguée de la tournée euro-
péenne Festival d’Automne à Paris 
Coproduction Kunstenfestivaldesarts 
(Bruxelles), BAM Teatro 
Diffusion ART HAPPENS

Alice Diop
Le Voyage de la Vénus Noire

Production MC93 – Maison de la Culture 
de Seine-Saint-Denis ; Festival d’Au-
tomne à Paris
Coproduction (en cours) Comédie de 
Genève ; Comédie de Valence, Centre 
dramatique national Drôme-Ardèche ; 
Wiener Festwochen (Vienne) ; Centre 
dramatique national Orléans – Centre-
Val de Loire 
Avec le soutien de la Fondation d’entre-
prise Hermès

Alma Söderberg 
Infinétude

Production Alma Söderberg Studio
Coproduction Norrlandsoperan (Umeå) ; 
Festival d’Automne à Paris ; MDT 
Moderna Dansteatern (Stockholm) ; 
Dansens Hus Stockholm ; Skogen 
(Göteborg) ; Inkonst (Malmö) ; 
Kunstencentrum BUDA (Courtrai) ; NEXT 
festival
Avec le financement du Swedish Arts 
Council, Region Skåne
Alma Söderberg Studio est soutenu par 
the Swedish Arts Council et la Ville de 
Malmö

Bárbara Bañuelos, Carles Albert Gasulla 
Hacer noche

Production et communication Mamifero ; 
Compagnie Bárbara Bañuelos_Bárbara 
Fournier 
Coproduction Festival TNT Terrassa 
Noves Tendències ; Centro de Cultura 
Contemporánea Condeduque (Madrid) 
Résidences avec le soutien du Festival 
TNT Terrassa Noves Tendències 
En collaboration avec El Graner 
(Barcelone) ; Teatro Calderón (Madrid)

Bouchra Khalili
Astérismes

Coproduction T2G Théâtre de 
Gennevilliers, Centre Dramatique 
National ; Festival d’Automne à Paris

Calixto Neto 
Bruits Marrons 

Production déléguée VOA
Coproductions Points communs, 
Nouvelle scène nationale de Cergy-
Pontoise et du Val d’Oise ; Festival d’Au-
tomne à Paris ; CND – Centre national de 
la danse ; Charleroi danse – Centre cho-
régraphique de la Fédération Wallonie-
Bruxelles ; Mille Plateaux, CCN La 

L’édition 2025 du Festival d’Automne ne pourrait exister sans les multiples théâtres, 
salles de concerts, musées, galeries et festivals nationaux et internationaux qui 
œuvrent en production ou coproduction avec nous.
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d’une comédienne
L e s  d ro i t s

L’iMPrO
C’EST TOUT

Société de services aux
artistes-interprètes : gestion 
des droits, défense des intérêts, 
aides financières aux projets et 
accompagnement de carrière.

Rochelle ; Centre chorégraphique natio-
nal de Grenoble dans le cadre de l‘ac-
cueil-studio – ministère de la culture ; 
Cndc – Angers dans le cadre de 
accueil-studio – ministère de la Culture 
Avec le soutien de Kunstencentrum 
BUDA (Courtrai), de la Ménagerie de 
verre, de la Drac Île-de-France – minis-
tère de la Culture dans le cadre du 
conventionnement et du mécénat de la 
Caisse des Dépôts
Action financée par la Région Île-de-
France 

Carolina Bianchi Y Cara de Cavalo 
The Brotherhood 
Trilogie Cadela Força – Chapitre II

Production Metro Gestão Cultural ; 
Carolina Bianchi Y Cara de Cavalo 
Coproduction KVS (Bruxelles) ; Theater 
Utrecht ; La Villette – Paris ; Festival d’Au-
tomne à Paris ; Comédie de Genève ; 
Internationales Sommerfestival 
Kampnagel (Hambourg) ; Les Célestins – 
Théâtre de Lyon ; Kunstenfestivaldesarts 
(Bruxelles) ; Wiener Festwochen 
(Vienne) ; Holland Festival (Amsterdam) ; 
Frascati Producties (Amsterdam) ; HAU 
Hebbel Am Ufer (Berlin) ; Maillon – 
Théâtre de Strasbourg
Avec le soutien de la Fondation Ammodo 
et du Tax Shelter du Gouvernement 
fédéral belge via Cronos Invest 
Relations internationales, production et 
diffusion Metro Gestão Cultural
Spectacle créé le 9 mai 2025 à KVS 
dans le cadre du Kunstenfestivaldesarts 
Manifestation organisée dans le cadre 
de la Saison Brésil-France 2025

Cedric Mizero 
UMUNYANA

Production Karame Productions
Coproduction Festival d’Automne à Paris
Avec le soutien de l’Institut Français

Christian Rizzo 
à l’ombre d’un vaste détail, hors tempête

Production l’association fragile
Coproduction ICI—Centre 
Chorégraphique National Montpellier 
Occitanie ; Bonlieu scène nationale d’An-
necy ; CND – Centre national de la 
danse ; Biennale de Lyon ; Tandem Scène 
nationale ; Théâtre de Nîmes – Scène 
Conventionnée d’Intérêt National Art et 
Création Danse Contemporaine ; 
ThéâtredelaCité – CDN Toulouse 
Occitanie ; CCN • Ballet de l’Opéra natio-
nal du Rhin dans le cadre de l’accueil-
studio – ministère de la Culture ; Espaces 
Pluriels – scène conventionnée d’intérêt 
national Art et création – danse à Pau ; 
Théâtre Auditorium de Poitiers, Scène 
nationale ; Festival d’Automne à Paris ; 
MC93 – Maison de la Culture de Seine-
Saint-Denis ; La Place de la danse CDCN 
Toulouse-Occitanie ; Scène Nationale 
Albi-Tarn ; Le Théâtre scène nationale de 
Saint-Nazaire

Accueil en résidence Cndc – Angers
L’association fragile est soutenue par la 
Drac – ministère de la Culture
Remerciements ICI – CCN Montpellier-
Occitanie, Anne Bautz, Anne Fontanesi
Christian Rizzo est artiste associé au 
CND – Centre national de la danse en 
2025 et 2026
Avec le soutien de Dance Reflections by 
Van Cleef & Arpels

Christoph Marthaler 
Le Sommet 

Production Théâtre Vidy-Lausanne ; 
Piccolo Teatro di Milano – Teatro d’Eu-
ropa ; MC93 – Maison de la Culture de 
Seine-Saint-Denis 
Coproduction Bonlieu Scène nationale 
Annecy ; Ruhrfestspiele Recklinghausen ; 
Les Théâtres de la Ville de Luxembourg ; 
Festival d’Automne à Paris ; Théâtre 
National Populaire ; Festival d’Avignon ; 
Maillon Théâtre de Strasbourg – Scène 
européenne ; Malraux scène nationale 
Chambéry Savoie ; Les 2 Scènes – 
Scène nationale de Besançon ; tnba – 
Théâtre national Bordeaux Aquitaine, 
CDN ; Internationales Sommerfestival 
Kampnagel (Hambourg)
Dans le cadre du Projet lnterreg franco-
suisse n° 20919 – LACS –Annecy
Chambéry-Besançon-Genève-Lausanne

DameChevaliers, Caro Geryl,  
Adèle Haenel
Voir clair avec Monique Wittig

Production DACM / Compagnie Gisèle 
Vienne
Coproduction Théâtre populaire romand 
– La Chaux-de-Fonds ; Théâtre National 
Wallonie-Bruxelles
Remerciements à Jehanne Carnal et 
Anne Bisang pour leur accompagne-
ment sans faille sans lequel ce projet 
n’aurait pas pu voir le jour
Remerciements à Gisèle Vienne pour 
son aide précieuse et sa collaboration 
au projet
La compagnie DACM est conventionnée 
par la Drac Grand Est – ministère de la 
Culture La Région Grand Est et la Ville 
de Strasbourg
La compagnie bénéficie, pour ses tour-
nées à l’étranger, du soutien de l’Institut 
Français
La compagnie est membre du Syndeac 
Syndicat National des Entreprises 
Artistiques et Culturelles

Dorothée Munyaneza 
Version(s) 

Production compagnie Kadidi (Virginie 
Dupray assistée de Nouria Tirou)
Coproduction Chaillot – Théâtre national 
de la Danse ; Festival d’Automne à Paris ; 
Maison de la Danse de Lyon – Pôle euro-
péen de production, en soutien à la 
Biennale de Lyon ; Les Spectacles 
vivants – Centre Pompidou ; Centre cho-
régraphique national de Grenoble dans 

le cadre de l’accueil-studio – ministère 
de la Culture ; Fondation Camargo
Avec le soutien de Lieux publics, 
Marseille et de la Drac Provence-Alpes-
Côte d’Azur – ministère de la Culture
Dorothée Munyaneza est artiste asso-
ciée à Chaillot – Théâtre national de la 
Danse 

El Conde de Torrefiel 
La luz de un lago

Avec le soutien de l’ICEC – Generalitat 
de Catalunya (production) ; Festival TNT 
Terrassa Noves Tendències ; Teatre de 
Lloret
Coproduction Grec Festival de 
Barcelona ; Centro de Cultura 
Contemporánea Condeduque (Madrid) ; 
Maison Saint-Gervais (Genève) ; Teatro 
Municipal do Porto ; Festival d’Automne à 
Paris ; Festival delle Colline Torinesi 
(Turin) ; Contemporanea Festival (Prato) ; 
Kunstencentrum VIERNULVIER (Gand) 
Remerciements Marta Azparren et son 
livre inspirant Cine Ciego, La Cuarta Piel, 
Regina Gisbert, Telas con Alma, Sergi 
Caballero, Los Reyes del Mambo, Salva 
Gisbert et Amalia Donat

Elsa Dorlin 
Travailler la violence #5

Coproduction CND – Centre national de 
la danse ; Festival d’Automne à Paris

Émilie Rousset 
Affaires Familiales 

Production Centre dramatique national 
Orléans – Centre-Val de Loire, initiée par 
la Compagnie John Corporation 
(conventionnée par la Drac Île-de-
France — ministère de la Culture et par 
la Région Île-de-France), avec l’aide pré-
cieuse du bureau de production Les 
Indépendances (Colin Pitrat, Hélène 
Moulin-Rouxel)
Coproduction Points communs, 
Nouvelle scène nationale de Cergy-
Pontoise et du Val d’Oise ; Le Volcan – 
Scène nationale du Havre ; Théâtre de la 
Bastille ; Le Lieu Unique – scène natio-
nale de Nantes ; La Comédie de 
Clermont-Ferrand – Scène nationale ; 
Scène nationale de l’Essonne ; Festival 
d’Avignon

Fanny & Alexander
Nina

Production E Production/Fanny & 
Alexander and Muziektheater 
Transparant (Anvers)
En collaboration avec Romaeuropa 
Festival ; Tempo Reale (Florence)
Coproduction Ircam – Les Spectacles 
vivants – Centre Pompidou ; Festival 
d’Automne à Paris
Avec le soutien de l’Institut Culturel 
Italien de Paris
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Parce que 
les auteurs & autrices 

de spectacles ont, plusque jamais,
besoin d’être soutenus et défendus, 

la SACD est là.

@SACDParis

Infos, soutiens et services sur
www.sacd.fr

Fanny de Chaillé
Une autre histoire du théâtre

Production déléguée tnba – Théâtre 
national Bordeaux Aquitaine, CDN
Coproduction Association Display ; 
Malraux – scène nationale Chambéry 
Savoie ; Festival d’Automne à Paris ; 
Chaillot – Théâtre national de la Danse ; 
Théâtre Public de Montreuil – Centre 
dramatique national ; Quartz – Scène 
nationale de Brest ; Points communs, 
Nouvelle scène nationale de Cergy-
Pontoise et du Val d’Oise ; Théâtre 
Nouvelle Génération – Centre drama-
tique national ; Lieu unique – Scène 
nationale de Nantes ; Théâtre Garonne – 
Scène européenne ; Théâtre Molière 
Sète, Scène nationale archipel de Thau ; 
La Comédie de Clermont-Ferrand – 
Scène nationale
Fanny de Chaillé est artiste associée au 
Théâtre Public de Montreuil – Centre 
dramatique national, à Chaillot – Théâtre 
national de la Danse et au Théâtre de 
Nîmes
Spectacle créé le 7 novembre 2022 à 
Malraux – scène nationale Chambéry 
Savoie

Faustin Linyekula, Franck Moka
Profanations

Production Studios Kabako (Isaac 
Yenga)
Coproduction (en cours) Chaillot – 
Théâtre national de la Danse ; Théâtre 
Vidy-Lausanne ; MIXT – Terrain d’arts en 
Loire-Atlantique ; Solstice – Pôle 
International de Production et de diffu-
sion des Pays de la Loire ; Festival d’Au-
tomne à Paris 
Avec le soutien du Département des 
Arts et Sciences Humaines, New York 
University Abu Dhabi 
Avec le soutien de Dance Reflection by 
Van Cleef & Arpels

Faye Driscoll 
Weathering

Commandé et produit par le New York 
Live Arts dans le cadre du programme 
Randjelović/Stryker Resident 
Commissioned Artist
Coproduction Carolina Performing Arts 
(Chapel Hill) ; Joyce Theater 
Foundation’s Artist Residency Center 
Avec le soutien de la Mellon Foundation ; 
Howard Gilman Foundation ; LuEsther T. 
Mertz Charitable Trust ; Doris Duke 
Charitable Foundation ; Dancers’ 
(Jackson Hole) ; Wexner Center for the 
Arts (Columbus) ; Theater der Welt ; 
Julidans (Amsterdam)
Avec le soutien additionnel des 
membres du Faye Driscoll’s 
Commissioners Circle, le New York 
State Council on the Arts, la Café Royal 
Cultural Foundation, le NYC Department 
of Cultural Affairs
Avec le soutien en résidence de 
Dancers’ Workshop (Jackson Hole), du 

Maggie Allesee National Center for 
Choreography à la Florida State 
University et du Pillow Lab à Jacob’s 
Pillow
Avec le soutien de Dance Reflections by 
Van Cleef & Arpels, de King’s Fountain, 
de la Villa Albertine et de la Fondation 
Albertine

École du soir, Une vie commune

Coproduction Centre Pompidou et 
Festival d’Automne à Paris

François Chaignaud, Aymeric Hainaux 
Fracas × 7 

Fracas × 7 est une variation du projet 
Mirlitons créé à la MC93 – Maison de la 
Culture de Seine-Saint-Denis en octobre 
2023
Production déléguée Mandorle produc-
tions (Chloé Perol, Jeanne Lefèvre, 
Emma Forster)
Coproduction MC93 – Maison de la 
Culture de Seine-Saint-Denis ; Festival 
d’Automne à Paris ; Charleroi danse – 
Centre chorégraphique de la Fédération 
Wallonie-Bruxelles ; Maison de la Danse 
de Lyon – Pôle européen de production ; 
NEXT Arts Festival ; Theater Rotterdam ; 
Triennale Milano ; KunstFestSpiele 
Herrenhausen (Hanovre) ; Bonlieu Scène 
nationale Annecy 
Avec le soutien de l’Espace Pasolini / 
Laboratoire artistique – Valenciennes ; 
La Villette – Paris, Initiatives d’Artistes ; 
Malraux scène nationale Chambéry 
Savoie ; Les Aires – Théâtre de Die et du 
Diois, scène conventionnée d’intérêt 
national « Art en territoire »
Mandorle productions est subvention-
née par la Drac Auvergne-Rhône-Alpe – 
ministère de la Culture et la Région 
Auvergne-Rhône-Alpes
François Chaignaud est artiste associé  
à Chaillot – Théâtre national de la Danse, 
à la Maison de la Danse et à la Biennale 
de Lyon
Avec le soutien de Dance Reflections by 
Van Cleef & Arpels 

François Chaignaud, Théo Mercier
Radio Vinci Park (Reloaded)

Production déléguée Mandorle produc-
tions (Chloé Perol, Jeanne Lefèvre, 
Emma Forster) en association avec 
Alma Office (Alix Sarrade)
Diffusion à l’international A Propic (Line 
Rousseau, Marion Gauvent)
Coproduction La Biennale de la Danse 
de Lyon 2023 
Coproduction Radio Vinci Park (2016) la 
Ménagerie de verre ; Festival Actoral ; La 
Bâtie – Festival de Genève ; Théâtre 
Nanterre-Amandiers – CDN
Mandorle productions est subvention-
née par la Drac Auvergne-Rhône-Alpe – 
ministère de la Culture et la Région 
Auvergne-Rhône-Alpes
François Chaignaud est artiste associé à 
Chaillot – Théâtre national de la Danse à 

la Maison de la danse et à la Biennale de 
Lyon
Avec le soutien de Dance Reflections by 
Van Cleef & Arpels 

François Chaignaud, Nina Laisné 
Romances inciertos, un autre Orlando

Production déléguée Mandorle produc-
tions (Chloé Pérol, Jeanne Lefèvre, 
Emma Foster)
Diffusion Mandorle productions ; A 
Propic (Line Rousseau, Marion Gauvent) 
Coproduction Bonlieu Scène nationale 
Annecy et La Bâtie – Festival de Genève 
dans le cadre du programme Interreg 
France-Suisse 2014-2020 ; Chaillot – 
Théâtre national de la Danse ; De Singel 
(Anvers) ; Maison de la musique de 
Nanterre ; Arsenal – Cité musicale-Metz
Avec le soutien de la Région Auvergne-
Rhône-Alpes ; la Spedidam ; PACT 
Zollverein (Essen) ; Tandem Scène natio-
nale ; la mairie de Anguiano – La Rioja ; 
les Pépinières Européennes pour 
Jeunes Artistes ; la mairie de Huesca 
dans le cadre de la résidence Park in 
Progress 12 
Résidences et accueils Teatros del canal 
(Madrid) ; CND – Centre national de la 
danse ; la Ménagerie de verre dans le 
cadre du Studiolab ; El Garaje (Cadíz)
Mandorle productions est subvention-
née par la Drac Auvergne-Rhône-Alpes – 
ministère de la Culture et la Région 
Auvergne-Rhône-Alpes 
François Chaignaud est artiste associé  
à Chaillot – Théâtre national de la Danse, 
à la Maison de la Danse et à la Biennale 
de Lyon
Nina Laisné est artiste associée au 
Quartz – Scène nationale de Brest
Avec le soutien de Dance Reflections by 
Van Cleef & Arpels

François Chaignaud, Aymeric Hainaux 
Mirlitons 

Production Mandorle productions 
(Chloé Pérol, Jeanne Lefèvre, Emma 
Forster) 
Diffusion à l’international A propic (Line 
Rousseau, Marion Gauvent) 
Coproduction MC93 – Maison de la 
Culture de Seine-Saint-Denis ; Festival 
d’Automne à Paris ; Charleroi danse – 
Centre chorégraphique de la Fédération 
Wallonie-Bruxelles ; Maison de la Danse, 
Lyon – Pôle européen de création ; NEXT 
Arts Festival ; Theater Rotterdam ; 
Bonlieu Scène nationale Annecy ; 
Triennale Milano ; KunstFestSpiele 
Herrenhausen Hannover 
Avec le soutien en résidence de l’Espace 
Pasolini / Laboratoire artistique – 
Valenciennes ; La Villette – Paris, 
Initiatives d’Artistes ; Malraux scène 
nationale Chambéry Savoie ; Les Aires – 
Théâtre de Die et du Diois, scènes 
conventionnées d’intérêt national – « Art 
en territoire » 
Mandorle productions est 
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subventionnée par la Drac Auvergne-
Rhône-Alpes – ministère de la Culture et 
par la Région Auvergne-Rhône-Alpes 
François Chaignaud est artiste associé  
à Chaillot – Théâtre national de la Danse, 
à la Maison de la Danse et à la Biennale 
de Lyon
Avec le soutien de Dance Reflections by 
Van Cleef & Arpels 

Nina Laisné, François Chaignaud, 
Nadia Larcher
Último helecho

Production Zorongo (Martine Girol, 
Valentina Salazar Henao) ; Mandorle pro-
ductions (Chloé Perol, Jeanne Lefèvre et 
Emma Forster)
Diffusion Bureau Platô (Séverine Péan) 
Coproduction (en cours) Théâtre de 
Liège ; Les 2 Scènes – Scène nationale 
de Besançon ; Le Quartz – Scène natio-
nale de Brest ; Maison de la Danse de 
Lyon – Pôle européen de création, en 
soutien à la Biennale de Lyon ; PACT 
Zollverein (Essen) ; Festival d’Automne à 
Paris ; Chaillot – Théâtre national de la 
Danse ; Théâtre de la Ville-Paris ; Berliner 
Festspiele ; Théâtre Auditorium de 
Poitiers, Scène nationale ; December 
Dance (Bruges) ; Le Grand R – Scène 
nationale de La Roche-sur-Yon ; 
Charleroi danse – Centre chorégra-
phique de la Fédération Wallonie-
Bruxelles ; Opéra de Limoges ; Julidans 
(Amsterdam) ; Le Manège, scène natio-
nale – Reims ; La Comédie de Clermont-
Ferrand – Scène nationale ; Malraux 
scène nationale Chambéry Savoie ; MC2: 
Maison de la Culture de Grenoble – 
Scène nationale ; Bonlieu Scène natio-
nale Annecy ; Château Rouge, Scène 
conventionnée Annemasse ; Theater 
Freiburg ; Oriente occidente (Rovereto) ; 
Théâtre Vidy-Lausanne ; Festival Musica ; 
Maillon Théâtre de Strasbourg – Scène 
européenne ; POLE-SUD – CDCN ; 
Filature – Scène nationale ; Théâtre 
Garonne – Scène européenne 
Le spectacle bénéficie du soutien du 
Tax Shelter du Gouvernement fédéral de 
Belgique, de Inver Tax Shelter et du pro-
gramme Interreg France-Suisse 
n°20919 – LACS – Annecy-Chambéry-
Besançon-Genève-Lausanne
Accueils en résidence la Ménagerie de 
verre ; CND – Centre national de la danse 
Mandorle productions est subvention-
née par la Drac Auvergne-Rhône-Alpes – 
ministère de la Culture et la Région 
Auvergne-Rhône-Alpes
Zorongo est subventionnée par la Drac 
Bourgone-Franche-Comté – ministère 
de la Culture 
François Chaignaud est artiste associé  
à Chaillot – Théâtre national de la Danse, 
à la Maison de la Danse et à la Biennale 
de Lyon
Nina Laisné est artiste associée au 
Quartz – Scène nationale de Brest

Avec le soutien de Dance Reflections by 
Van Cleef & Arpels

François Chaignaud, Akaji Maro
GOLD SHOWER

Production Mandorle production (Chloé 
Perol, Jeanne Lefèvre, Emma Forster)
Diffusion nationale Mandorle produc-
tions ; A propic (Line Rousseau, Marion 
Gauvent)
Coproduction Pôle européen de créa-
tion – ministère de la Culture – Maison 
de la Danse Lyon en soutien à la 
Biennale de la danse Lyon 2020 ; Maison 
de la musique de Nanterre – scène 
conventionnée d’intérêt national ; 
Bonlieu Scène nationale Annecy ; 
Charleroi danse – Centre chorégra-
phique de la Fédération Wallonie-
Bruxelles ; Chaillot – Théâtre national de 
la Danse ; Le Quartz – Scène nationale 
de Brest ; Teatro Municipal do Porto ; Le 
Manège, scène nationale – Reims ; 
Setagaya Public Theatre (Tokyo) ; The 
Japan Foundation ; Festival d’Automne à 
Paris ; Conseil Régional Auvergne 
Rhône-Alpes
Mandorle productions est subvention-
née par la Drac Auvergne-Rhône-Alpes – 
ministère de la Culture et la Région 
Auvergne-Rhône-Alpes
Avec le soutien du Regard du Cygne, de 
La Villette – Paris et du Théâtre 
Nanterre-Amandiers – CDN 
Avec la participation artistique du Jeune 
théâtre national 
Remerciements Dominique Laulanné, 
Aya Soejima, Kei Osawa, Yoko Shinfune 
et toute l’équipe de Dairakudakan
François Chaignaud est artiste associé  
à Chaillot – Théâtre national de la Danse, 
à la Maison de la Danse et à la Biennale 
de Lyon
Avec le soutien de Dance Reflections by 
Van Cleef & Arpels et de la Fondation 
franco-japonaise Sasakawa

François Chaignaud, Marie-Pierre 
Brébant
Symphonia Harmoniæ Cælestium 
Revelationum

Production déléguée Mandorle produc-
tions (Chloé Perol, Jeanne Lefèvre, 
Emma Forster)
Diffusion internantionale A propic (Line 
Rousseau, Marion Gauvent) 
Coproduction Bonlieu Scène nationale 
Annecy ; Kunstenfestivaldesarts 
(Bruxelles) ; PACT Zollverein (Essen) ; 
Centre chorégraphique national de Caen 
en Normandie, direction Alban Richard 
dans le cadre de l’accueil-studio – minis-
tère de la Culture ; BIT Teatergarasjen 
(Bergen) ; Cité musicale-Metz ; CND – 
Centre national de la danse ; MC93 – 
Maison de la Culture de 
Seine-Saint-Denis ; Les 2 Scènes, Scène 
nationale de Besançon ; La Bâtie – 
Festival de Genève ; TANDEM Scène 
nationale ; Festival Musica

Mandorle productions est subvention-
née par la Drac Auvergne-Rhône-Alpe – 
ministère de la Culture et la Région 
Auvergne-Rhône-Alpes
François Chaignaud est artiste associé  
à Chaillot – Théâtre national de la Danse, 
à la Maison de la Danse et à la Biennale 
de Lyon
Avec le soutien de Dance Reflections by 
Van Cleef & Arpels

François Chaignaud, Cecilia Bengolea
Sylphides

Production VLOVAJOB PRU ; Le Quartz 
– Scène nationale de Brest 
Reprise avec l’aide du Grand Palais et du 
Festival d’Automne à Paris
Coproduction Le Quartz – Scène natio-
nale de Brest ; ZEF – scène nationale de 
Marseille ; VIADANSE – Centre choré-
graphique national de Bourgogne 
Franche-Comté à Belfort ; ICI – CCN 
Montpellier-Occitanie ; la Ménagerie de 
verre, dans le cadre du dispositif 
StudioLab ; Théâtre de l’Usine (Genève) 
VLOVAJOB PRU est subventionnée par 
la Drac Poitou-Charentes – ministère de 
la Culture et reçoit l’aide de l’Institut 
Français pour ses projets à l’étranger
François Chaignaud est artiste associé  
à Chaillot – Théâtre national de la Danse, 
à la Maison de la Danse et à la Biennale 
de Lyon
Avec le soutien de Dance Reflections by 
Van Cleef & Arpels

François Chaignaud, Geoffroy Jourdain 
Revue des Tumerels

Production Mandorle productions 
(Chloé Pérol, Jeanne Lefèvre, Emma 
Forster) 
Coproduction Grand Palais ; Festival 
d’Automne à Paris
François Chaignaud est artiste associé  
à Chaillot – Théâtre national de la Danse, 
à la Maison de la Danse et à la Biennale 
de Lyon
Avec le soutien de Dance Reflections by 
Van Cleef & Arpels

François J. Bonnet, Éliane Radigue

Occam Océan d’Éliane Radigue, com-
mande de l’Onceim 
Orbes de François J. Bonnet, commande 
de l’Onceim et La Muse en Circuit – 
CNCM ; coproduction La Muse en Circuit 
– CNCM
Les Inspirations Visibles, une série de 
concerts imaginée sous le commissariat 
de Stephen O’Malley et Hampus 
Lindwall pour l’Église du Saint-Esprit, 
Paris
Présentée et produite par Ideologic 
Organ Music et l’Association des 
Grandes Orgues à l’Église du Saint-
Esprit – Jeanne Demessieux
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Gabriela Carneiro da Cunha
Tapajós

Production Corpo Rastreado ; Aruac 
Filmes ; Théâtre Vidy-Lausanne ; Projeto 
Margens
Distribution en Europe Théâtre Vidy-
Lausanne
Coproduction (en cours) Wiener 
Festwochen (Vienne) ; Festival d’Au-
tomne à Paris ; Les Spectacles vivants – 
Centre Pompidou ; Halles de Schaerbeek 
(Bruxelles) ; Kunstenfestivaldesarts 
(Bruxelles) ; La rose des vents – scène 
nationale Lille Métropole – Villeneuve 
d’Ascq/NEXT Arts Festival ; Théâtre 
Garonne – Scène européenne ; 
Internationales Sommerfestival 
Kampnagel (Hambourg)
Avec le soutien et le partenariat de l’As-
sociação Fotoativa, Clube do Analógico
Production associée Associação de 
Mulheres Munduruku Pariri, Associação 
Sairé
La phase de recherche et développe-
ment du projet a été soutenue par le 
Manchester International Festival
Le Centre Pompidou remercie Pernod 
Ricard, mécène des Spectacles vivants
Manifestation organisée dans le cadre 
de la Saison Brésil-France 2025

Gaëlle Bourges
La petite soldate

Production association Os 
Coproduction T2G Théâtre de 
Gennevilliers, Centre Dramatique 
National ; La briqueterie CDCN du-Val-
de-Marne ; Charleroi danse – Centre 
chorégraphique de la Fédération 
Wallonie-Bruxelles ; Le Volcan – Scène 
nationale du Havre ; Scène nationale 
Albi-Tarn ; L’échangeur – CDCN Hauts-
de-France ; Atelier de Paris / CDCN ; 
Lillico Rennes ; Théâtre Antoine Vitez – 
Scène d’Ivry ; Théâtre Jean-Vilar 
Avec le soutien de la Ménagerie de verre 
dans le cadre du dispositif StudioLab ; 
Le Grand R – Scène nationale de La 
Roche-sur-Yon ; Communauté d’agglo-
mération de Saint-Quentin-en-Yvelines 
L’association Os est soutenue par la 
Drac Île-de-France – ministère de la 
Culture et par la Région Île-de-France

Hubert Colas, Sonia Chiambretto 
Superstructure

Production Diphtong Cie
Coproduction Théâtre National de 
Strasbourg ; Théâtre de Liège ; MC2: 
Maison de la Culture de Grenoble – 
Scène nationale
Avec le soutien du Fonds d’Insertion 
pour Jeunes Artistes Dramatiques, la 
Drac Provence-Alpes-Côte d’Azur – 
ministère de la Culture, la Région Sud 
Provence-Alpes-Côte d’Azur et de la 
Spedidam
Le décor a été fabriqué par les ateliers 
du Théâtre National de Strasbourg

Le texte intégral de Sonia Chiambretto 
est publié et représenté par L’Arche

Ivana Müller
mirages et tendresses

Coproduction Le Pacifique CDCN 
Grenoble – Auvergne-Rhône-Alpes ; 
Festival d’Automne à Paris ; Atelier de 
Paris / CDCN ; les SUBS ; Tanzfabrik 
(Berlin)
Avec le soutien de la Ménagerie de verre 
La compagnie ORLA est conventionnée 
par la Drac Île-de-France – ministère de 
la Culture

JACK Quartet, Ellen Fullman,  
Konrad Sprenger 

Energy Archive 2 d’Ellen Fullman, com-
mande du Festival d’Automne à Paris

JACK Quartet, Natacha Diels 
Beautiful Trouble 

Avec le soutien du Banff Centre for Arts 
and Creativity ; TIME/SPANS ; Barlow 
Foundation ; Sachs Program for Arts 
Innovation
Accueil en résidence Mannes School of 
Music

Jérôme Bel, Jolente De Keersmaeker, 
Estelle Zhong Mengual 
Recommencer ce monde (les créatures  
fabuleuses)

Production R.B. Jérôme Bel 
Coproduction Fonds de dotation du 
Quartz – Scène nationale de Brest ; CND 
– Centre national de la danse ; Bonlieu 
Scène nationale Annecy ; Festival d’Au-
tomne à Paris ; MC93 – Maison de la 
culture de Seine-Saint-Denis ; Comédie 
de Caen – CDN de Normandie ; Malraux 
scène nationale Chambéry Savoie ; R.B. ; 
tg STAN 
Avec le soutien de STAGES – 
Sustainable Theatre Alliance for a Green 
Environmental Shift cofinancé par 
l’Union Européenne
Remerciements à la Ménagerie de verre 
pour la mise à disposition gracieuse de 
ses studios pour les répétitions, aux édi-
teurs Actes Sud, Bayard, Wildproject et 
à Reporters sans frontières
R.B. Jérôme Bel reçoit le soutien de la 
Drac Île-de-France – ministère de la 
Culture 
Jérôme Bel et Estelle Zhong Mengual 
sont artistes associés à la Comédie de 
Caen CDN de Normandie
Pour des raisons écologiques, la compa-
gnie R.B. Jérôme Bel ne voyage plus en 
avion 

Jérôme Bel, Estelle Zhong Mengual 
Danses non humaines 

Production R.B. Jérôme Bel
Coproduction Musée du Louvre ; Festival 
d’Automne à Paris ; CND – Centre natio-
nal de la danse ; Fonds de dotation du 
Quartz – Scène nationale de Brest ; 

Maison de la danse – Lyon, Pôle euro-
péen de création ; R.B. Jérôme Bel
Avec l’aide de la Ménagerie de verre 
pour la mise à disposition de ses 
espaces de répétitions
Remerciements à Sébastien Allard, 
Cédric Andrieux et Raphaelle Delaunay/
CNSMDP, Carolin Brandl/
Choreographing Politic au Bode-
Museum (Berlin), Salomon Bausch, 
Ismaël Dia et Annette Reschke/Pina 
Bausch Foundation, Ana Janevski/
MoMA, Laetitia Dosch, Valérie Dréville, 
Claire Le Gouic, Anne Martin, Baptiste 
Morizot, Madeline Ritter
R.B. Jérôme Bel reçoit le soutien de la 
Drac Île-de-France – ministère de la 
Culture
Jérôme Bel et Estelle Zhong Mengual 
sont artistes associés à la Comédie de 
Caen CDN de Normandie
Pour des raisons écologiques, la compa-
gnie R.B. Jérôme Bel ne voyage plus en 
avion

Joana Hadjithomas, Khalil Joreige
La vertigineuse histoire d’Orthosia

Commande et production 
Kunstenfestivaldesarts (Bruxelles) 
Coproduction Points communs – 
Nouvelle scène nationale de Cergy-
Pontoise et du Val d’Oise
Remerciements Galerie In Situ 
– fabienne leclerc

Joël Pommerat 
Les Petites Filles modernes (titre provi-
soire) 

Production Compagnie Louis Brouillard
Coproduction Théâtre National popu-
laire ; Châteauvallon-Liberté, scène 
nationale ; Mixt, terrain d’arts en Loire-
Atlantique ; Les Tréteaux de France – 
Centre dramatique national ; Théâtre 
Nanterre-Amandiers – CDN ; Espaces 
Pluriels – Scène conventionnée d’intérêt 
national Art et création pour la danse de 
Pau ; Festival d’Automne à Paris ; 
L’Azimut ; Théâtre Le Canal à Redon et la 
Drac Bretagne – ministère de la Culture ; 
Théâtre Le Bateau Feu Scène Nationale 
Dunkerque ; Le Théâtre de Suresnes 
Jean Vilar ; Théâtre français du Centre 
national des Arts (Ottawa) ; National 
Taichung Theater (Taiwan)
La Compagnie Louis Brouillard est 
conventionnée par la Drac Île-de-France 
– ministère de la Culture et la Région Île-
de-France
Joël Pommerat et la compagnie Louis 
Brouillard sont associés au Théâtre 
Nanterre-Amandiers – CDN, à La 
Coursive – Scène nationale de La 
Rochelle, et au Théâtre National 
Populaire 
Les textes de Joël Pommerat sont édi-
tés chez Actes Sud-Papiers
Avec le soutien de la Fondation d’entre-
prise Hermès
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Joris Lacoste
Nexus de l’adoration

Production déléguée Compagnie 
Échelle 1:1
Production associée La Muse en Circuit 
– CNCM
Avec le soutien de la Fondation d’entre-
prise Hermès et du Fonds de production 
Drac Île-de-France – ministère de la 
Culture
Coproduction Bonlieu Scène nationale ; 
MC93 – Maison de la Culture de Seine-
Saint-Denis ; Théâtre Garonne – Scène 
européenne ; Célestins – Théâtre de 
Lyon ; Festival d’Automne à Paris ; 
Festival d’Avignon ; Centre Dramatique 
National Orléans – Centre-Val-de-Loire ; 
Festival Musica
Avec la participation artistique du Jeune 
théâtre national et du dispositif d’inser-
tion de l’Ecole du TNB
Résidences Abbaye de Noirlac ; La Muse 
en Circuit – CNCM ; MAC de Créteil ; 
Cromot (Paris) ; MC93 – Maison de la 
Culture de Seine-Saint-Denis ; Bonlieu 
Scène nationale d’Annecy ; Théâtre 
Garonne – scène européenne Toulouse  
La compagnie Échelle 1:1 est conven-
tionnée par la Drac Île-de-France – 
ministère de la Culture et par la Région 
Île-de-France
Remerciements Alan Hammoudi, Pierre-
Yves Macé, Augustin Parsy, Assia 
Turquier-Zauberman, Jean-Baptiste 
Veyret-Logerias, Ling Zhu

Karlheinz Stockhausen 
Montag aus Licht

Coproduction Le Balcon ; Opéra  
de Lille ; Philharmonie de Paris ; Festival 
d’Automne à Paris
Avec le souten de la Fondation Singer-
Polignac et de la Fondation Ernst von 
Siemens pour la musique

Katerina Andreou, Ballet de l’Opéra de 
Lyon 
WE NEED SILENCE 

Production Opéra de Lyon
Coproduction Biennale de Lyon

Kubra Khademi, Caroline Gillet,  
Sumaia Sediqi
One’s own room inside Kabul 

Production Latitudes Prod
Coproduction Festival d’Avignon ; 
Théâtre de la Ville-Paris ; Festival d’Au-
tomne à Paris ; Les Halles de 
Schaerbeek (Bruxelles) ; Festival euro-
scène Leipzig ; Théâtre Molière Sète, 
Scène nationale archipel de Thau ; Radio 
France 
Avec le soutien de la Drac Hauts-de-
France – ministère de la Culture et de 
Open Society Foundations via l’Afgha-
nistan Cultural Fund
Une expérience immersive adaptée des 
podcasts originaux de France Inter 
« Inside Kaboul » et « Outside Kaboul » de 
Caroline Gillet

Accueil en résidence Le Fresnoy – 
Studio national des arts contemporains ; 
la Ménagerie de verre 
Avec le soutien de la Ville de Lille dans le 
cadre d’un accueil en résidence
Remerciements Behishta Rahmaty, 
Juliette Prouteau, Anne Fontanesi, 
Thierry Cabrera, Florence Sarfati, 
Matthieu Beauval et les équipes de 
France Inter, l’École d’Art du Beauvaisis 
et les céramistes Amandine Brunet et 
Valérie Dubuisson

Laurène Marx
Portrait de Rita

Production compagnie Hande Kader ; 
Bureau des Filles 
Coproduction Théâtre Ouvert—Centre 
National des Dramaturgies 
Contemporaines ; Les Quinconces 
L’Espal – Scène nationale du Mans ; 
Festival d’Automne à Paris ; Théâtre 
National Wallonie-Bruxelles ; Les Halles 
de Schaerbeek (Bruxelles) ; Collectif 
FAIR-E – CCN de Rennes et de 
Bretagne ; TNS – Théâtre national de 
Strasbourg ; Théâtre Sorano

Laurène Marx
Jag et Johnny

Production compagnie Hande Kader ; 
Bureau des Filles 

Laurène Marx 
Pour un temps sois peu

Production compagnie Je t’accapare et 
Fabriqué à Belleville 
Avec le soutien de La Libre Usine ; 
Fabrique Bellevue-Chantenay ; Théâtre 
Ouvert—Centre National des 
Dramaturgies Contemporaines ; Bains 
Public ; Nouveau Studio Théâtre ; Ville de 
Paris ; Région Pays de la Loire
Pour un temps sois peu est édité dans 
une coédition Editions Théâtrales – 
Lyncéus festival 
Le texte est lauréat d’ARTCENA et a 
obtenu le prix du jury de la Librairie 
Théâtrale

Lenio Kaklea 
Les oiseaux 

Production abd
Coproduction Charleroi danse – Centre 
chorégraphique de la Fédération 
Wallonie-Bruxelles ; MOCA L.A ; Festival 
d’Automne à Paris ; CCN Ballet de 
Lorraine ; Théâtre de la Vignette ; NEXT 
Arts Festival ; CCN Ballet national de 
Marseille
Avec le soutien du Festival Montpellier 
Danse, de l’Atelier de Paris / CDCN et du 
Carreau du Temple pour la mise à dispo-
sition de studios

Lia Rodrigues
Borda

Production Lia Rodrigues Companhia de 
Danças
Coproduction Kunstenfestivaldesarts 
(Bruxelles) ; Maison de la Danse de Lyon 
– Pôle européen de production, en sou-
tien à la Biennale de Lyon 2025 ; Chaillot 
– Théâtre national de la Danse ; 
CENTQUATRE-PARIS ; Festival d’Au-
tomne à Paris ; Wiener Festwochen 
(Vienne) ; La Bâtie – Festival de Genève ; 
Romaeuropa Festival ; PACT Zollverein 
(Essen) ; One Dance Festival (Plovdiv) ; 
Theater Freiburg ; Muffatwerk (Munich) ; 
Passages Transfestival ; Festival 
Perspectives (Sarrebruck) ; Le Parvis – 
Scène nationale Tarbes-Pyrénées ; Tanz 
im August – HAU Hebbel am Ufer 
(Berlin) ; Théâtre Garonne – Scène euro-
péenne ; Le Lieu Unique – scène natio-
nale de Nantes (en résidence à La Libre 
Usine)
Avec le soutien de Redes da Maré et le 
Centro de Artes da Maré
Lia Rodrigues est artiste associée inter-
nationale au CENTQUATRE-PARIS, à la 
Maison de la Danse de Lyon – Pôle euro-
péen de production et à la Biennale de 
Lyon
Avec le soutien de la Fondation d’entre-
prise Hermès 
Manifestation organisée dans le cadre 
de la Saison Brésil-France 2025 

Luciano Berio, Zara Ali, Sara Glojnarić, 
Eva Reiter, Ni Zheng

Cauldron of Mania de Ni Zheng, com-
mande de l’Ensemble intercontemporain 
et du Festival d’Automne à Paris
Œuvre nouvelle de Zara Ali, commande 
de l’Ensemble intercontemporain et du 
Festival d’Automne à Paris

Luciano Berio, Gustav Mahler,  
Bára Gísladóttir

sea sons seasons de Bára Gísladóttir, 
commande de Radio France, du 
Westdeutscher Rundfunk et du Festival 
d’Automne à Paris
Avec le généreux soutien d’Aline Foriel-
Destezet

Mapa Teatro
Le vortex Nukak (La Vorágine más allá)

Production Centro Nacional de las 
Artes, Ministerio de las Culturas, las 
Artes y los Saberes, et Mapa Teatro, 
Bogota, 2024.

Maria Hassabi
On Stage 

Production Maria Hassabi en collabora-
tion avec Something Great 
Coproduction Kunstenfestivaldesarts 
(Bruxelles) ; Tanzquartier Wien ; Festival 
d’Automne à Paris ; Julidans (Amsterdam) ; 
Taipei Arts Festival/TPAC – Taipei 
Performing Arts Centre

ES LES HISTOIRES
QU’ON NE PEUT PAS
METTRE SUR PAUSE.

TUTOYONS LA CULTURE

Découvrez la sélection 
des meilleures pièces à l’a	 iche.

Sur notre site, notre application 
et nos réseaux sociaux.

ES LES HISTOIRES
QU’ON NE PEUT PAS
METTRE SUR PAUSE.

TUTOYONS LA CULTURE

Découvrez la sélection 
des meilleures pièces à l’a	 iche.

Sur notre site, notre application 
et nos réseaux sociaux.
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Marlene Monteiro Freitas, Israel Galván
RI TE

Production P.O.R.K ; IGalván Company
Coproduction Théâtre de la Ville-Paris ; 
Festival d’Automne à Paris
P.OR.K Associação Cultural est financée 
par la République portugaise – ministère 
de la culture – Direction générale de l’art
IGalván Company est soutenue par 
l’INAEM Instituto Nacional de las Artes 
Escénicas y de la Música
Avec le soutien de la Fondation Calouste 
Gulbenkian – Délégation en France

MEXA
The Last Supper 

Production MEXA 
Coproduction Casa do Povo ; 
Kunstenfestivaldesarts (Bruxelles) ; 
Kampnagel Internationale Kulturfabrik 
(Hambourg) 
MEXA est une compagnie associée à la 
Casa do Povo
Manifestation organisée dans le cadre 
de la Saison Brésil-France 2025

Miet Warlop 
INHALE DELIRIUM EXHALE

Coproduction et partenaires 
Kunstenfestivaldesarts (Bruxelles) ; 
Kaaitheater (Bruxelles) ; La Biennale de 
Lyon ; Tanzquartier Wien ; La Villette – 
Paris ; Les Théâtres de la Ville de 
Luxembourg ; NTGent ; Tandem Scène 
nationale ; Internationales 
Sommerfestival Kampnagel 
(Hambourg) ; Le Lieu Unique – scène 
nationale de Nantes ; Romaeuropa 
Festival ; Teatro Municipal do Porto ; 
Theaterfestival Boulevard’s-
Hertogenbosch (Bois-le-Duc) ; Athens 
Epidaurus Festival ; Sharjah Art 
Foundation (Charjah) ; Temporada Alta ; 
HAU Hebbel am Ufer (Berlin)
Avec le soutien du Gouvernement fla-
mand, de la Ville de Gand, Perpodium et 
le Tax Shelter du Gouvernement fédéral 
belge
Avec le soutien de la Fondation d’entre-
prise Hermès

Mohamed El Khatib, Israel Galván
Israel & Mohamed

Production Zirlib ; IGalván Company 
Coproduction Festival d’Avignon ; 
RomaEuropa Festival ; Théâtre National 
Wallonie-Bruxelles ; Théâtre de la Ville-
Paris ; Le Grand T, Théâtre de Loire-
Atlantique ; Théâtre national de 
Bretagne ; tnba – Théâtre national 
Bordeaux Aquitaine, CDN ; Le Volcan – 
Scène nationale du Havre ; andem Scène 
nationale ; Théâtre Garonne – Scène 
européenne ; MC2: Maison de la Culture 
de Grenoble – Scène nationale ; Scène 
nationale de l’Essonne ; Teatro della 
Pergola (Florence) ; La Halle aux grains 
– Scène nationale de Blois
La compagnie Zirlib est conventionnée 

par la Drac Centre-Val de Loire – minis-
tère de la Culture et par la Région 
Centre-Val de Loire
Mohamed El Khatib est artiste associé 
au Théâtre de la Ville-Paris, au Théâtre 
National Wallonie-Bruxelles, au Théâtre 
National de Bretagne et au tnba – 
Théâtre national Bordeaux Aquitaine, 
CDN
IGalván Company bénéficie du soutien 
de l’INAEM, Instituto Nacional de las 
Artes Escénicas y de la Música 
Israel Galván est artiste associé au 
Théâtre de la Ville-Paris

Nacera Belaza 
L’Echo

Production Compagnie Nacera Belaza ; 
MC93 – Maison de la Culture de Seine-
Saint-Denis 
Coproduction Festival d’Automne à 
Paris ; De Singel (Anvers) ; Charleroi 
danse – Centre chorégraphique de la 
Fédération Wallonie-Bruxelles ; Chaillot – 
Théâtre national de la Danse ; Théâtre 
Vidy-Lausanne ; Mille Plateaux, CCN La 
Rochelle
La compagnie est soutenue par la Drac 
Île-de-France – ministère de la Culture 
au titre de compagnie conventionnée et 
par la Région Île-de-France au titre de la 
permanence artistique et culturelle
Nacera Belaza est artiste associée à 
Chaillot – Théâtre national de la Danse

Nacera Belaza 
Les Ombres 

Coproduction Musée du Louvre ; Festival 
d’Automne à Paris 
Avec le soutien de la Ménagerie de 
verre ; MC93 – Maison de la Culture de 
Seine-Saint – Denis ; CND – Centre 
national de la danse 
Avec le soutien de Dance Reflections by 
Van Cleef & Arpels 
Avec le généreux soutien d’Aline Foriel- 
Destezet

Nacera Belaza, Ballet de l’Opéra de Lyon 
Untitled.1

Production Opéra de Lyon
Avec le soutien de Dance Reflection by  
Van Cleef & Arpels

Nadia Beugré 
Épique ! (pour Yikakou)

Production Libr’Arts (Virginie Dupray)
Coproduction Festival Montpellier 
Danse ; Kunstenfestivaldesarts 
(Bruxelles) ; Charleroi danse – Centre 
chorégraphique de la Fédération 
Wallonie-Bruxelles ; Festival d’Automne à 
Paris ; CCN de Caen en Normandie dans 
le cadre de l’accueil-studio – ministère 
de la Culture ; Theater Freiburg ; ICI – 
CCN Montpellier-Occitanie
Avec le soutien de la Drac Occitanie – 
ministère de la Culture

Olivier Coulon-Jablonka, Sima Khatami
Non-lieu 

Production Compagnie Moukden-
Théâtre
Coproduction La Commune, centre dra-
matique national d’Aubervilliers ; Festival 
d’Automne à Paris ; La Vignette, scène 
conventionnée / Université de 
Montpellier Paul-Valéry – GIE FONDOC ; 
Théâtre Garonne – Scène européenne ; 
Le Parvis – Scène nationale Tarbes-
Pyrénées
La compagnie Moukden-Théâtre est 
conventionnée par la Drac Île-de-France 
– ministère de la Culture et par la Région 
Île-de-France au titre de la permanence 
artistique et culturelle
Avec le soutien de L’échangeur – CDCN 
Hauts-de-France – compagnie Public 
Chéri ; Théâtre La Fonderie ; La Générale 
Nord-Est ; Les Laboratoires d’Aubervil-
liers
Avec la participation artistique du Jeune 
Théâtre National

Pascal Rambert 
Les conséquences 

Production déléguée structure produc-
tion (direction : Pauline Roussille ; admi-
nistration : Sabine Aznar) 
Coproduction Théâtre national de 
Bretagne ; Le Cratère – Scène nationale 
d’Ales ; Festival d’Automne à Paris ; 
Théâtre de la Ville-Paris ; Bonlieu Scène 
nationale Annecy ; TNN – Théâtre 
National de Nice

Philippe Quesne
Le Paradoxe de John

Production Vivarium Studio 
Coproduction La Commune, centre dra-
matique national d’Aubervilliers ; Festival 
d’Automne à Paris ; Théâtre de la 
Bastille ; Théâtre Garonne – Scène euro-
péenne ; Maillon Théâtre de Strasbourg 
– Scène européenne ; Maison Saint-
Gervais – Genève ; Kampnagel 
Internationale Kulturfabrik (Hambourg) 
Avec le soutien de la Région Île-de-
France
La compagnie Vivarium Studio est 
conventionnée par la Drac Île-de-France 
– ministère de la Culture
Le Paradoxe de John est présenté à La 
Commune, CDN d’Aubervilliers, dans le 
cadre du Pavillon théâtre Philippe 
Quesne
Avec le soutien de la Fondation d’entre-
prise Hermès

Rachid Ouramdane, Compagnie  
de Chaillot
TORDRE

Production déléguée Centre chorégra-
phique national de Grenoble 
Coproduction L’A./Rachid Ouramdane ; 
Bonlieu Scène nationale d’Annecy ; La 
Bâtie – Festival de Genève dans le cadre 
du projet PACT bénéficiaire du FEDER 

UN JOUR, UN POÈME.  
CARTE BLANCHE À UN ARTISTE POUR DÉCOUVRIR  
LES TEXTES QUI L’ACCOMPAGNENT DANS SON PARCOURS. 
À DÉCOUVRIR À L'ANTENNE ET EN PODCAST 
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ENCORE
www.mouvement.net

avec le programme Interreg IVA France-
Suisse 
Avec le soutien du Musée de la danse – 
Centre chorégraphique national de 
Rennes et de Bretagne
Spectacle créé avec le soutien de la 
Drac Île-de-France – ministère de la 
Culture dans le cadre de l’aide à la com-
pagnie conventionnée et de la Région 
Île-de-France au titre de la permanence 
artistique 

Radouan Mriziga
Magec / the Desert

Production A7LA5 
Coproduction Sharjah Art Foundation ; 
Kunstenfestivaldesarts (Bruxelles) ; 
Festival d’Automne à Paris ; De Singel 
(Anvers) ; Festival d’Avignon ; PACT 
Zollverein (Essen) ; Culturescapes ; Tanz 
im August – HAU Hebbel am Ufer (Berlin) 
Avec le soutien de la Communauté fla-
mande, de la Commission communau-
taire flamande (VGC) et du Tax Shelter 
du Gouvernement fédéral belge
Remerciements à L’Art Rue – Festival 
Dream City

Rebecca Saunders, Alex Paxton, Lisa 
Illean

Œuvre nouvelle d’Alex Paxton, com-
mande de l’Ircam et du Festival Musica 
Tiding III de Lisa Illean, commande du 
Festival d’Automne à Paris. Avec le sou-
tien de la Fondation Ernst von Siemens 
Œuvre nouvelle d’Alex Paxton, com-
mande du Festival Musica et du Festival 
d’Automne à Paris

Robyn Orlin
‘in a corner the sky surrenders – unplug-
ging archival journeys… #3 (for 
Volmir❣)…’

Production City Theatre & Dance Group ; 
Damien Valette Production
Coproduction Le Dancing – CDCN Dijon 
Bourgogne-Franche-Comté dans le 
cadre de l’accueil-studio – ministère de 
la Culture
Accueil en résidence du CND – Centre 
national de la danse et accueil en rési-
dence de création de L’Espace Pier 
Paolo Pasolini 
Avec le soutien de la Drac Île-de-France 
– ministère de la Culture 

Ryoji Ikeda
microcosms / macrocosms

100 cymbals de Ryoji Ikeda, coproduc-
tion Les Percussions de Strasbourg ; 
Festival Musica ; KunstFestSpiele 
Herrenhausen. 
Avec le soutien de Yamaha et Turkish 
cymbals
Avec le soutien de la Fondation fran-
co-japonaise Sasakawa

Satoko Ichihara
KITTY

Production ROHM Theatre Kyoto 
Avec le soutien de ROHM Theatre Kyoto 
(Kyoto City Music Art Cultural Promoting 
Foundation), Kyoto City
En coopération avec Kinosaki 
International Art Center (Toyooka City)
Avec le soutien de la Fondation fran-
co-japonaise Sasakawa

Séverine Chavrier
Jadis

Production Comédie de Genève
Coproduction (en cours) T2G Théâtre 
de Gennevilliers, Centre Dramatique 
National 

Silvia Calderoni, Ilenia Caleo 
The present is not enough

Coproductions Azienda Speciale 
Palaexpo – Mattatoio (Progetto 
Prender-si Cura) ; Kampnagel 
Internationale Kulturfabrik (Hambourg) ; 
Kunstencentrum Vooruit (Gand) ; Motus 
Vague
Avec le soutien de progetto residenze 
coreografiche Lavanderia a Vapore 
(Turin)
Remerciements Leonardo Cruciano, 
Michele Di Stefano, Paola Granato, 
Simona Gallo

Stefan Maier, Ragnhild May,  
Stephen O’Malley, Hampus Lindwall

Production Festival d’Automne à Paris 
Bellows de Stefan Maier et Ragnhild 
May, commande du Festival d’Automne à 
Paris ; accueil en résidence du Danish 
Sound Art Lab
High & Low de Stephen O’Malley et 
Hampus Lindwall, commande du Festival 
d’Automne à Paris
Avec le soutien de la Sacem 

Susanne Kennedy, Markus Selg
The Work 

Production Volksbühne am Rosa-
Luxemburg-Platz (Berlin)
Avec le soutien de la Fondation d’entre-
prise Hermès

Sylvain Creuzevault
Pétrole

Production Le Singe
Coproduction Odéon Théâtre de l’Eu-
rope ; Festival d’Automne à Paris ; 
Bonlieu Scène nationale d’Annecy ; La 
Comédie de Saint-Étienne – Centre dra-
matique national ; Comédie, Centre dra-
matique national de Reims ; L’empreinte, 
scène nationale Brive-Tulle ; Théâtre 
Vidy-Lausanne ; La Comète, Scène 
nationale – Châlons-en-Champagne ; 
Malraux scène nationale Chambéry 
Savoie dans le cadre du programme 
Interreg France-Suisse n°20919 – LACS 
– Annecy-Chambéry-Besançon-Genève-
Lausanne

La compagnie est soutenue par la Drac 
Île-de-France – ministère de la Culture et 
par la Région Île-de-France
Le roman Pétrole de Pier Paolo Pasolini, 
traduit de l’italien par René de Ceccatty, 
est publié chez Gallimard, Collection 
L’Imaginaire, 2022 (édition revue et aug-
mentée, première parution en 1995)

Talents Adami Théâtre,  
Lorraine de Sagazan, Guillaume Poix
Lack

Coproduction Adami ; Festival d’Au-
tomne à Paris

Tarek Atoui, Noé Soulier
Organon

Production Cndc – Angers
Coproduction Studio Tarek Atoui ; 
Kunstenfestivaldesarts (Bruxelles) ; 
Festival d’Automne à Paris ; Les 
Spectacles vivants – Centre Pompidou  
Accueil en résidence la Ménagerie de 
verre
Avec le soutien de Dance Reflections by 
Van Cleef & Arpels
Le Centre Pompidou remercie Pernod 
Ricard, mécène des Spectacles vivants

Tânia Carvalho
Tout n’est pas visible, tout n’est pas 
audible

Production Biennale de Lyon ; Festival 
d’Automne à Paris
En partenariat avec les Conservatoires 
nationaux supérieurs musique et danse 
de Lyon et Paris, le Musée des Beaux-
Arts de Lyon et le Musée d’Art Moderne 
de Paris
Dans le cadre du centenaire Pierre 
Boulez, commissariat Laurent Bayle 
Avec le soutien de la Fondation Calouste 
Gulbenkian – Délégation en France et de 
TRAIL – SLAM

Trajal Harrell
the collection

Production Festival d‘Automne à Paris 
Coproduction Kunstenfestivaldesarts
(Bruxelles) ; Holland Festival ; 
Tanzquartier Wien
Diffusion ART HAPPENS

Vimala Pons
Honda Romance

Production TOUT ÇA / QUE ÇA (Adeline 
Ferrante) ; Comédie de Genève (Elena 
Andrey, Pauline Pierron, Pascale 
Reneau)
Production musicale Miroirs Étendus 
Coproduction MC2: Maison de la Culture 
de Grenoble ; Les Nuits de Fourvière ; 
Odéon Théâtre de l’Europe ; Festival 
d’Automne à Paris ; Théâtre Olympia – 
Centre dramatique national de Tours ; 
Malraux scène nationale Chambéry 
Savoie ; Le Lieu Unique – scène natio-
nale de Nantes ; Centre dramatique 
national Orléans – Centre-Val de Loire ; 
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CENTQUATRE-PARIS ; Les Halles de 
Schaerbeek (Bruxelles) ; 3 bis f – Centre 
d’arts contemporains d’intérêt national 
Avec le soutien de la Fondation BNP 
Paribas 
Accueil en résidence La Brèche, Pôle 
national des arts du cirque de 
Normandie / Cherbourg-en-Cotentin ; 
Villa Belleville ; la Ménagerie de verre, 
dans le cadre du dispositif StudioLab ; 
MC2: Maison de la Culture de Grenoble

Volmir Cordeiro
Parterre

Production Donna Volcan 
Coproduction Points communs – 
Nouvelle scène nationale de Cergy-
Pontoise et du Val d’Oise ; La briqueterie 
CDCN du Val-de-Marne ; Charleroi danse 
– Centre chorégraphique de la 
Fédération Wallonie-Bruxelles ; La Place 
de la danse CDCN Toulouse-Occitanie ; 
Cndc – Angers ; Centre chorégraphique 
national de Tours
Avec le soutien de – accueils en rési-
dence : Ballet Carte Blanche (Norvège) ; 
CND – Centre national de la danse 
Pantin ; Espace Pasolini / Laboratoire 
artistique – Valenciennes ; la Ménagerie 
de Verre

Wichaya Artamat
The Dead Still Riot

Coproduction Festival d’Automne à Paris 
Avec le soutien de la Ménagerie de Verre

William Kentridge
Faustus in Africa!

Production de la reprise 2025 
Quaternaire (Sarah Ford, Roxani 
Kamperou, Emmanuelle Taccard) en 
coproduction avec le Théâtre de la Ville-
Paris ; Festival d’Automne à Paris
Coproduction (en cours) The Baxter 
Theatre Centre at the University of Cape 
Town (Cape Town) ; Centre d’art Battat 
(Montreal) ; Domaine d’O, Printemps des 
Comédiens – Montpellier ; Fondazione 
Campania des Festival – Campania 
Teatro Festival (Naples); Grec Festival 
(Barcelone) ; Kunstenfestivaldesarts 
(Bruxelles) ; Thalia Theater (Hambourg)
Production de la version 1995 
Handspring Puppet Company en asso-
ciation avec The Market Theatre ; Art 
Bureau (Munich), Kunstfest (Weimar) ; 
Standard Bank National Arts Festival ; 
The Foundation for the Creative Arts ; 
Sharp Electronics ; Mannie Manim 
Productions

Wu Tsang
La gran mentira de la muerte

Production BNV Producciones (Joaquín 
Vázquez, Cristina Hergueta, Enrique 
Fuenteblanca, Felisa Romero Rubio)
Coproduction TBA21 – Thyssen-
Bornemisza Art Contemporary (Madrid); 
Hartwig Art Foundation (Amsterdam) ; 
National Gallery of Victoria (Melbourne)
Avec la collaboration du MACBA Museu 
d’Art Contemporani de Barcelona
Recherche et développement comman-
dités par TBA21 – Thyssen-Bornemisza 
Art Contemporary (Madrid)
Avec le généreux soutien du CAAC – 
Centro Andaluz de Arte Contemporáneo 
et de l’Excelentísimo Ayuntamiento de 
Guillena (Séville)
Avec l’aimable autorisation de l’artiste et 
de la Galerie Bortolozzi
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Lieux partenaires

Textes 

Le Festival d’Automne remercie les 
autrices et auteurs qui contribuent aux 
textes et entretiens qui composent  
ce programme.

Beatrice Lapadat : Lia Rodrigues ;  
Tarek Atoui, Noé Soulier
Belinda Mathieu : Carolina Bianchi ; 
Vimalas Pons
Christilla Vasserot : El Conde de 
Torrefiel ; Alberto Cortés
Clément Dirié : Bouchra Khalili
David Sanson : William Kentridge ;  
Sylvain Creuzevault
Gilles Amalvi : Portrait François 
Chaignaud ; Alma Söderberg
Igor Hansen-Løve : Séverine Chavrier ; 
Lorraine de Sagazan
Jules Adam Mendras : Laurène Marx ; 
Hubert Colas, Sonia Chiambretto
Laurent Feneyrou : Portrait JACK Quartet ; 
Stefan Maier, Ragnhild May, Stephen 
O’Malley, Hampus Lindwall ; François  
J. Bonnet, Éliane Radigue ; Saunders, Alex 
Paxton, Lisa Illean ; Berio, Zara Ali, Sara 
Glojnarić, Eva Reiter, Ni Zheng ; Luciano 
Berio, Bára Gísladóttir, Gustav Mahler ; 
Karlheinz Stockhausen ; Ryoji Ikeda
Léa Poiré : Lenio Kaklea ; Faye Driscoll ; 
Maria Hassabi
Marie Richeux : Alice Diop
Marouane Bakhti : Calixto Neto ;  
Dorothée Munyaneza
Mélanie Drouère : Pascal Rambert ;  
Tânia Carvalho
Mélanie Jouen : Gaëlle Bourge ;  
Volmir Cordeiro
Philippe Noisette : Christian Rizzo
Samuel Gleyze-Esteban : Trajal Harrell ; 
Faustin Linyekula, Franck Moka 
Thierry Perret : Focus Nacera Belaza
Tony Abdo-Hanna : Joris Lacoste ; 
Christoph Marthaler
Veronica Noseda : Silvia Calderoni,  
Ilenia Caleo
Vincent Théval : Casa do Povo ; Gabriela 
Carneiro da Cunha ; Philippe Quesne ; 
Olivier Coulon-Jablonka, Sima Khatami
William Ravon pour l’Odéon Théâtre  
de l’Europe : Susanne Kennedy, Markus 
Selg ; Sylvain Creuzevault
Wilson Le Personnic : Ivana Müller
Yannaï Plettener : Wichaya Artamat
Cité international des arts : Paris des  
vi(ll)es. Intimités publiques
Festival d’Automne : Ali Asghar Dashti, 
Nasim Admadpour ; Bárbara Bañuelos, 
Carles Albert Gasulla ; Cedric Mizero ; 
École du soir ; Émilie Rousset ; Kubra 
Khademi, Caroline Gillet, Sumaia Sediqi ; 
Lygia Pap ; Mapa Teatro ; MEXA ; Wu Tsang
Kunstenfestivaldesarts : Nadia Beugré ; 
Radouan Mriziga ; Satoko Ichihara ;  
Miet Warlop
Studio Hadjithomas Joreige : Joana 
Hadjithomas, Khalil Joreige
Théâtre Garonne : Israel Galván, 
Mohamed El Khatib
Théâtre national Wallonie-Bruxelles : 
DameChevaliers

Crédits photographiques 

Premier cahier 

Bouchra Khalili, The Circle, 2023. Vidéo 
deux écrans, couleur, son, 56′33. 
Courtoisie de l’artiste et de mor char-
pentier, Paris ©️ Bouchra Khalili | Émilie 
Rousset, Affaires Familiales © Martin 
Argyroglo | Lygia Pape, Divisor, 1968, 
Museu de Arte Moderna, Rio de Janeiro 
– Brésil, 1990 © Courtesy Projeto Lygia 
Pape | Laurène Marx, Portrait de Rita – 
Bwanga Pilipili © Néhémie Lemal | 
© Joana Hadjithomas, Khalil Joreige | 
Carte Blanche Casa do Povo © Julia 
Thompson | William Kentridge, 
Handspring Puppet Company, Faustus in 
Africa! © Fiona MacPherson | Lia 
Rodrigues, Borda © Sammi Landweer | 
Bouchra Khalili, The Circle, 2023. Vidéo 
deux écrans, couleur, son, 56′33. 
Courtoisie de l’artiste et de mor char-
pentier, Paris ©️ Bouchra Khalili  | JACK 
Quartet, Ellen Fullman, Konrad Sprenger 
© Beyond / Microtonal Music Festival | 
MEXA, The Last Supper © Laysa Elias | 
François Chaignaud, Aymeric Hainaux, 
Fracas × 7 – Mirlitons © Martin Argyroglo

Deuxième cahier 

Miet Warlop, INHALE DELIRIUM EXHALE 
© Reinout Hiel | Paris des vi(ll)es. 
Intimités publiques © Maurine Tric – 
Adagp, Paris, 2022 | Faustin Linyekula, 
Franck Moka, Profanations © Franck 
Moka | Wichaya Artamat, The Dead Still 
Riot © KV | François J. Bonnet, Éliane 
Radigue © 32 repik | Tarek Atoui, Noé 
Soulier, Organon – Home (2021), Galerie 
Chantal Crousel © Nick Ash | Dorothée 
Munyaneza, Version(s) © Maya 
Mihindou | Ragnhild May © Jonas Fogh | 
Olivier Coulon-Jablonka, Sima Khatami, 
Non-lieu © DR | Rebecca Saunders, Alex 
Paxton, Lisa Illean – Nikel © Amit 
Elkayam | Radouan Mriziga, Magec / the 
Desert © Hamdi Oussama | Maria 
Hassabi, On Stage © Beniamin Boar

Troisième cahier 

Faye Driscoll, Weathering © Baranova | 
Alice Diop, Le Voyage de la Vénus Noire 
© Aurélie Lamachère | François Chaignaud, 
Akaji Maro, GOLD SHOWER © Laurent 
Philippe | Hubert Colas, Sonia 
Chiambretto, Superstructure © Herve 
Bellamy | Nadia Beugré, Épique ! (pour 
Yikakou) © K_L_Toure | Pascal Rambert, 
Les conséquences © Pauline Roussille | 
Cedric Mizero, UMUNYANA © Extrait du 
film par Cedric Mizero | Satoko Ichihara, 
KITTY © Toshiaki Nakatani | JACK Quartet, 
Natacha Diels © Joe Lamberti | Bárbara 
Bañuelos, Carles Albert Gasulla, Hacer 
noche © un fotomatón | El Conde de 
Torrefiel, La luz de un lago © Andrea 
Macchia | Silvia Calderoni, Ilenia Caleo, The 
present is not enough © Davide Ciriello

Quatrième cahier 

Alberto Cortés, Analphabet © Alejandra 
Amere | Compagnie Louis Brouillard – 
Joël Pommerat, Les Petites Filles 
modernes (titre provisoire) © Agathe 
Pommerat | Gabriela Carneiro da Cunha, 
Tapajós © Gabriela Carneiro da Cunha et 
Vicente Otavio | Nacera Belaza, Les 
Ombres © Lucas Ianelli | Joris Lacoste, 
Nexus de l’adoration © Image générée par 
l’intelligence artificielle Dall E | Susanne 
Kennedy, Markus Selg, The Work 
© Moritz Haase | Ryoji Ikeda, macrocosms 
© Henri Vogt | Karlheinz Stockhausen, 
Montag aus Licht © Hervé Escario | Nina 
Laisné, François Chaignaud, Nadia 
Larcher Último helecho © Nina Laisné | 
Ivana Müller, mirages et tendresses 
© Elodie Dauguet | Alma Söderberg, 
Infinétude © Evelina Boberg | François 
Chaignaud, Geoffroy Jourdain, Revue des 
Tumerels – Barbichette © Léon Prost

Répertoire 

Jérôme Bel, Jolente De Keersmaeker, 
Estelle Zhong Mengual, Recommencer 
ce monde (les créatures fabuleuses) 
© Denis Darzacq | Jérôme Bel, Estelle 
Zhong Mengual, Danses non humaines 
© Véronique Ellena | Robyn Orlin, ‘in a 
corner the sky surrenders – unplugging 
archival journeys… #3 (for Volmir ❣)…’ 
© Jérôme Séron | Fanny de Chaillé, Une 
autre histoire du théâtre © Marc 
Domage | Rachid Ouramdane, TORDRE 
© Patrick Imbert | Fanny & Alexander, 
Nina © Enrico Fedrigoli | Marlene 
Monteiro Freitas, Israel Galván, RI TE 
© Laurent Philippe

Actions artistiques et culturelles 

Automne au lycée © Luca Ianelli | Cours 
de Re-création © Luca Ianelli | Atelier 
LOBA © Festival d’Automne – Valentine 
Dodeman | Festival d’Automne à l’univer-
sité © Luca Ianelli | Lina Lapelytė, The 
Speech © Souleymane Said © Tadao 
Ando Architect & Associates, Niney et 
Marca Architectes, agence Pierre-
Antoine Gatier © Lina Lapelytė, 2024

Couverture

Faye Driscoll, Weathering © João Octávio | 
Miet Warlop, Delirium © Reinout Hiel | 
Tapajos © Gabriela Carneiro Da Cunha 
et Vicente Otavio | François Chaignaud, 
Akaji Maro, GOLD SHOWER © ADELAP

Dos 

« Porque há o direito ao grito. Então eu 
grito. » Clarice Lispector, A Hora da 
Estrela, Rio de Janeiro, 1977, Olympio 
Editora. « Il existe le droit au cri. Alors je 
crie. » Clarice Lispector, L’Heure de 
l’étoile, Paris, 1985, Éditions des femmes 
– Antoinette Fouque, Traduction : 
Marguerite Wünscher et Sylvie 
Durastanti
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Atelier de Paris 
Centre de développement  
chorégraphique national

Cartoucherie 
2, route du Champ de Manœuvre
75012 Paris

01 41 74 17 07
atelierdeparis.org 

Auditorium de Radio France 116, avenue du Président Kennedy
75016 Paris 

01 56 40 22 22
maisondelaradioetdela 
musique.fr

L’Azimut – Théâtre La Piscine 254, avenue de la Division Leclerc
92290 Châtenay-Malabry

01 41 87 20 84
l-azimut.fr 

Bourse de Commerce – 
Pinault Collection

2, rue de Viarmes 
75001 Paris

01 55 04 60 60
pinaultcollection.com

La briqueterie CDCN  
du Val-de-Marne

17, rue Robert-Degert
94400 Vitry-sur-Seine

01 46 86 17 61
labriqueterie.org
 

CENTQUATRE-PARIS 5, rue Curial
75019 Paris 

01 53 35 50 00
104.fr 

Centre Pompidou centrepompidou.fr

Chaillot – Théâtre national de la 
Danse

1, place du Trocadéro et  
du 11 novembre
75116 Paris 

01 53 65 30 00
theatre-chaillot.fr

Cité de la musique 
—Philharmonie de Paris

221, avenue Jean-Jaurès
75019 Paris

01 44 84 44 84
philharmoniedeparis.fr 

Cité internationale des arts 18 rue de l’Hôtel de Ville 
75004 Paris

01 42 78 71 72
citeinternationaledesarts.fr

CND – Centre national  
de la danse

1, rue Victor-Hugo
93500 Pantin

01 41 83 98 98
cnd.fr 

La Commune, centre dramatique 
national d’Aubervilliers

2, rue Édouard-Poisson
93300 Aubervilliers

01 48 33 16 16
lacommune-aubervilliers.fr

Conciergerie –  
Centre des monuments nationaux

2, boulevard du Palais  
75001 Paris

01 53 40 60 80
paris-conciergerie.fr

 
		

Église du Saint-Esprit 186, avenue Daumesnil 
75012 Paris

01 44 75 77 50
st-esprit.org

 Église Saint-Eustache 146, rue Rambuteau
75001 Paris

01 42 36 31 05
saint-eustache.org 
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	 Musée de l’Orangerie Jardin des Tuileries 
Place de la Concorde  
(côté Seine)
75001 Paris

01 44 50 43 00
musee-orangerie.fr

Musée d’Art Moderne de Paris 11, avenue du Président Wilson 
75116 Paris

01 53 67 40 00
mam.paris.fr

Musée du quai Branly  
– Jacques Chirac

37, quai Branly  
75007 Paris

01 56 61 70 00
quaibranly.fr

Odéon Théâtre de l’Europe  Odéon Paris 6 
Place de l’Odéon 75006 Paris 
Berthier Paris 17 
1, rue André Suarès 75017 Paris

01 44 85 40 40
theatre-odeon.eu

Points communs  
—Nouvelle scène nationale de 
Cergy-Pontoise et du Val d’Oise 

Théâtre 95 
1, Place du théâtre 95000 Cergy

01 34 20 14 14
points-communs.com

T2G Théâtre de Gennevilliers, 
Centre Dramatique National

41, avenue des Grésillons
92230 Gennevilliers

01 41 32 26 26
theatredegennevilliers.fr

Théâtre 13
– Bibliothèque

30, rue du Chevaleret
75013 Paris

01 45 88 62 22
theatre13.com

Théâtre 14 20, avenue Marc-Sangnier
75014 Paris

01 45 45 49 77
theatre14.fr

Théâtre de la Bastille 76, rue de la Roquette
75011 Paris

01 43 57 42 14
theatre-bastille.com

Théâtre de la Cité  
internationale

17, boulevard Jourdan
75014 Paris

01 85 53 53 85
theatredelacite.com

Théâtre de la Concorde 1-3 avenue Gabriel
75008 Paris

01 71 27 97 17
theatredelaconcorde.paris

Théâtre de Corbeil-Essonnes 22, rue Félicien Rops
91100 Corbeil-Essonnes

01 69 22 56 19
theatre-corbeil-essonnes.fr

Théâtre de la Ville-Paris Les Abbesses  
31, rue des Abbesses 75018 Paris
Sarah-Bernhardt
2, place du Châtelet 75004 Paris

01 42 74 22 77
theatredelaville-paris.com

Théâtre des Bouffes  
du Nord

37 bis, boulevard de La Chapelle
75010 Paris

01 46 07 34 50
bouffesdunord.com 

Théâtre Dunois 7 Rue Louise Weiss
75013 Paris

01 45 84 72 00
theatredunois.org

Espace 1789, scène  
conventionnée danse – 
Saint-Ouen

2-4, rue Alexandre-Bachelet
93400 Saint-Ouen

01 40 11 70 72
espace-1789.com

Fondation Cartier pour  
l’art contemporain

2, place du Palais Royal  
75001 paris

fondationcartier.com

Les Gémeaux,  
Scène nationale

49, avenue Georges Clémenceau 
92330 Sceaux

01 46 61 36 67 
lesgemeaux.com

Grand Palais 7, avenue Winston Churchill 
75008 Paris

grandpalais.fr

Ircam-Centre Pompidou 1, place Igor-Stravinsky 
75004 Paris

01 44 78 48 43
ircam.fr

Les Laboratoires d’Aubervilliers 41, Rue Lécuyer 
93300 Aubervilliers 

01 53 56 15 90
leslaboratoires.org

Lafayette Anticipations – 
Fondation Galeries Lafayette

9, rue du Plâtre
75004 Paris

01 42 82 89 98 
lafayetteanticipations.com

Librairie 7L 7, rue de Lille 
75007 Paris

01 42 92 03 58
librairie7l.com

Maison de la culture du Japon  
à Paris

101 bis, quai Jacques Chirac
75015 Paris

01 44 37 95 01
mcjp.fr

Maison de la musique  
de Nanterre – 
Scène conventionnée  
d’intérêt national

8, rue des Anciennes-Mairies
92000 Nanterre

01 41 37 94 21
maisondelamusique.eu

Maison des Métallos 94 rue Jean-Pierre Timbaud
75011 Paris
 

01 48 05 88 27
maisondesmetallos.paris

MC93 – Maison de la Culture  
de Seine-Saint-Denis

9, boulevard Lénine
93000 Bobigny

01 41 60 72 72
mc93.com

Ménagerie de verre 12, rue Lechevin
75011 Paris

01 43 38 33 44
menageriedeverre.com

mk2 Bibliothèque 128 – 162, avenue de France 
75013 Paris

mk2.com

Musée du Louvre 75001 Paris louvre.fr
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En pratique

Théâtre Nanterre-Amandiers – 
CDN

7, avenue Pablo-Picasso 
92000 Nanterre

01 46 14 70 00
nanterre-amandiers.com

Théâtre Ouvert 159, avenue Gambetta 
75020 Paris

75020 Paris
theatre-ouvert.com

Théâtre Public de Montreuil –  
Centre dramatique national

10, place Jean-Jaurès
93100 Montreuil

01 48 70 48 90
theatrepublicmontreuil.com

Théâtre Silvia Monfort 106, rue Brancion
75015 Paris

01 56 08 33 88
theatresilviamonfort.eu

Théâtre Victor Hugo  
– Bagneux

14, avenue Victor Hugo 
92220 Bagneux

01 86 63 14 70
theatrevictorhugo-bagneux.fr

La Villette 211, avenue Jean-Jaurès
75019 Paris

01 40 03 75 75
lavillette.com
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179	 Calendrier
186	 Partenaires de l’édition 2025
188	 La collection d’œuvres du Festival
189 	 Abonnement
190 	 Réservation
192 	 Équipe

1 – 7 septembre Lun 1 Mar 2 Mer 3 Jeu 4 Ven 5 Sam 6 Dim 7

Trajal Harrell, the collection Lieu à venir p. 45 Informations et réservation 
sur festival-automne.com

8 – 14 septembre Lun 8 Mar 9 Mer 10 Jeu 11 Ven 12 Sam 13 Dim 14

William Kentridge, Handspring  
Puppet Company, Faustus in Africa!

Théâtre de la Ville  
– Sarah-Bernhardt

p. 46 20h 20h 15h 
20h� →

Laurène Marx, Portrait de Rita Théâtre Ouvert p. 46 20h30 20h30 20h� →

Lia Rodrigues, Borda CENTQUATRE-PARIS p. 48 21h 21h 21h� →

Laurène Marx, Jag et Johnny Théâtre Ouvert p. 48 18h� →

Carte Blanche Casa do Povo Maison des Métallos p. 49 Programme 
détaillé sur festival- 
automne.com et 
maisondesmetal-
los.paris� →

Lygia Pape, Divisor Espace public p. 45 Informations sur 
festival-automne.
com 

Felwine Sarr, École du soir, Une vie commune Théâtre de la Ville  
– Sarah-Bernhardt

p. 47 Horaire 
à venir

15 – 21 septembre Lun 15 Mar 16 Mer 17 Jeu 18 Ven 19 Sam 20 Dim 21

William Kentridge, Handspring  
Puppet Company, Faustus in Africa!

Théâtre de la Ville  
– Sarah-Bernhardt

p. 46 20h 20h 20h 20h 20h

Laurène Marx, Portrait de Rita Théâtre Ouvert p. 46 19h30 19h30 19h30 20h30 20h30 20h� →

Carte Blanche Casa do Povo Maison des Métallos p. 49 Programme détaillé sur festival-automne.com et maisondesmetallos.paris

Lia Rodrigues, Borda CENTQUATRE-PARIS p. 48 21h 21h

Émilie Rousset, Affaires Familiales Théâtre de la Bastille p. 53 19h30 17h� →

Lia Rodrigues, Borda Chaillot – Théâtre national  
de la Danse

p. 48 19h30 17h 15h

MEXA, The Last Supper Maison des Métallos p. 52 Informations et réservation  
sur festival-automne.com et  
maisondesmetallos.paris� →

Laurène Marx, Jag et Johnny Théâtre Ouvert p. 48 18h� →

Joana Hadjithomas, Khalil Joreige,  
La vertigineuse histoire d’Orthosia

Lafayette Anticipations p. 53 19h 15h

22 – 28 septembre � Lun 22 Mar 23 Mer 24 Jeu 25 Ven 26 Sam 27 Dim 28

Carte Blanche Casa do Povo Maison des Métallos p. 49 Programme détaillé sur festival-automne.com et maisondesmetallos.paris

MEXA, The Last Supper Maison des Métallos p. 52 Informations et réservation sur festival-automne.com  
et maisondesmetallos.paris

Émilie Rousset, Affaires Familiales Théâtre de la Bastille p. 53 19h30 19h30 19h30 19h30 17h� →

Laurène Marx, Portrait de Rita Théâtre Ouvert p. 46 19h30 19h30 19h30 20h30 20h30 20h� →

François Chaignaud, Aymeric Hainaux,  
Fracas × 7

Librairie 7L p. 54 19h 
21h

Jérôme Bel, Jolente De Keersmaeker,  
Estelle Zhong Mengual, Recommencer ce  
monde (les créatures fabuleuses)

MC93 p. 132 19h 19h 19h 14h30 
(scolaire)

16h30 15h30

Lia Rodrigues, Borda L’Azimut p. 48 20h30

JACK Quartet, Ellen Fullman, Konrad Sprenger Bourse de Commerce  
– Pinault Collection

p. 54 Horaire 
à venir

Jérôme Bel, Estelle Zhong Mengual,  
Danses non humaines

MC93 p. 132 20h30 20h30 18h

Bouchra Khalili, Astérismes (Fig. 1) T2G Théâtre de Gennevilliers,  
Centre Dramatique National

p. 55 11h—19h� → 

Nacera Belaza, L’Echo MC93 p. 69 19h30 18h30� →

Laurène Marx, Jag et Johnny Théâtre Ouvert p. 48 18h

29 septembre – 5 octobre Lun 29 Mar 30 Mer 1 Jeu 2 Ven 3 Sam 4 Dim 5

Laurène Marx, Portrait de Rita Théâtre Ouvert p. 46 19h30 19h30

Émilie Rousset, Affaires Familiales Théâtre de la Bastille p. 53 19h30 19h30 19h30 19h30 19h30
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29 septembre – 5 octobre Lun 29 Mar 30 Mer 1 Jeu 2 Ven 3 Sam 4 Dim 5

Miet Warlop, INHALE DELIRIUM EXHALE La Villette – Espace Chapiteaux p. 69 20h 20h 20h 20h 18h

Stefan Maier, Ragnhild May, Stephen O’Malley, 
Hampus Lindwall

Église Saint-Eustache p. 70 20h

Volmir Cordeiro, Parterre La briqueterie CDCN du  
Val-de-Marne

p. 70 20h30 20h30 20h30

Dorothée Munyaneza, Version(s) Chaillot – Théâtre national  
de la Danse

p. 71 19h30 19h30 17h

Bouchra Khalili, Astérismes (Fig. 1) T2G Théâtre de Gennevilliers,  
Centre Dramatique National

p. 55 11h—19h� → 

Bouchra Khalili, Astérismes (Fig. 2) Odéon Théâtre de l’Europe  
– Berthier Paris 17

p. 55 11h—19h� → 

Nacera Belaza, L’Echo MC93 p. 69 19h30 18h30 15h30 �→

Tânia Carvalho, Tout n’est pas visible,  
tout n’est pas audible 

Musée d’Art Moderne de Paris p. 71 19h30 19h30 19h30

Christoph Marthaler, Le Sommet MC93 p. 72 20h 18h 16h � →

6 – 12 octobre Lun 6 Mar 7 Mer 8 Jeu 9 Ven 10 Sam 11 Dim 12

François J. Bonnet, Éliane Radigue Église du Saint-Esprit p. 72 20h30

Calixto Neto, Bruits Marrons Points Communs – Théâtre 95 p. 75 20h 20h

Christoph Marthaler, Le Sommet MC93 p. 72 20h 20h 20h

Nacera Belaza, L’Echo MC93 p. 69 19h30 19h30 19h30 14h30 
(scolaire)

16h30

Faustin Linyekula, Franck Moka,  
Profanations

Chaillot – Théâtre national  
de la Danse

p. 75 19h30 19h30 19h30

DameChevaliers, Caro Geryl, Adèle Haenel,  
Voir clair avec Monique Wittig

Théâtre des Bouffes du Nord p. 76 20h 20h 20h 20h 16h

Paris des vi(ll)es. Intimités publiques Cité internationale des arts p. 73 14h—19h� →

Bouchra Khalili, Astérismes (Fig. 1) T2G Théâtre de Gennevilliers,  
Centre Dramatique National

p. 55 11h—19h� → 

Bouchra Khalili, Astérismes (Fig. 2) Odéon Théâtre de l’Europe  
– Berthier Paris 17

p. 55 11h—19h� → 

Wichaya Artamat, The Dead Still Riot Ménagerie de verre p. 76 18h—
22h

18h—
22h

16h—
20h

14h—
18h

Tarek Atoui, Noé Soulier, Organon Ménagerie de verre p. 77 19h 
21h

19h 
21h

17h 
19h

15h 
17h

13 – 19 octobre Lun 13 Mar 14 Mer 15 Jeu 16 Ven 17 Sam 18 Dim 19

Laurène Marx, Pour un temps sois peu Espace 1789 – Saint-Ouen p. 77 20h 20h

Olivier Coulon-Jablonka, Sima Khatami,  
Non-lieu

La Commune CDN d’Aubervilliers p. 78 20h 20h 20h 20h 18h 16h

Vimala Pons, Honda Romance Odéon Théâtre de l’Europe  
– Odéon Paris 6

p. 78 20h 20h 20h 20h 15h� →

Paris des vi(ll)es. Intimités publiques Cité internationale des arts p. 73 14h—21h 14h—19h� →

Radouan Mriziga, Magec / the Desert Théâtre Public de Montreuil  
– Centre dramatique national

p. 79 20h 20h 20h 18h

Rebecca Saunders, Alex Paxton, Lisa Illean Ircam-Centre Pompidou p. 79 20h

Bouchra Khalili, Astérismes (Fig. 1) T2G Théâtre de Gennevilliers,  
Centre Dramatique National

p. 55 11h—19h� → 

Bouchra Khalili, Astérismes (Fig. 2) Odéon Théâtre de l’Europe  
– Berthier Paris 17

p. 55 11h—19h� → 

20 – 26 octobre Lun 20 Mar 21 Mer 22 Jeu 23 Ven 24 Sam 25 Dim 26

Fanny de Chaillé, Une autre histoire du théâtre Théâtre 14 p. 132 20h 20h 19h 20h 16h

Bouchra Khalili, Astérismes (Fig. 1) T2G Théâtre de Gennevilliers,  
Centre Dramatique National

p. 55 11h—19h 

Bouchra Khalili, Astérismes (Fig. 2) Odéon Théâtre de l’Europe  
– Berthier Paris 17

p. 55 11h—19h 

Bouchra Khalili, Astérismes (Fig. 3) Théâtre de la Ville  
– Sarah-Bernhardt

p. 55 11h—19h� →

20 – 26 octobre Lun 20 Mar 21 Mer 22 Jeu 23 Ven 24 Sam 25 Dim 26

Vimala Pons, Honda Romance Odéon Théâtre de l’Europe  
– Odéon Paris 6

p. 78 20h 20h 20h 20h 15h

Maria Hassabi, On Stage Chaillot – Théâtre national  
de la Danse

p. 80 19h30 19h30 19h30

Paris des vi(ll)es. Intimités publiques Cité internationale des arts p. 73 14h—21h 14h—19h� →

Cedric Mizero, UMUNYANA Ménagerie de verre p. 80 19h30 19h30 18h

Luciano Berio, Zara Ali, Sara Glojnarić,  
Eva Reiter, Ni Zheng 

Cité de la musique  
– Philharmonie de Paris 
Salle des concerts

p. 93 20h

27 octobre – 2 novembre Lun 27 Mar 28 Mer 29 Jeu 30 Ven 31 Sam 1 Dim 2

Bouchra Khalili, Astérismes (Fig. 3) Théâtre de la Ville  
– Sarah-Bernhardt

p. 55 11h—19h

Paris des vi(ll)es. Intimités publiques Cité internationale des arts p. 73 14h—21h 14h—19h� →

Felwine Sarr, École du soir, Une vie commune MC93 p. 47 Horaire 
à venir

3 – 9 novembre Lun 3 Mar 4 Mer 5 Jeu 6 Ven 7 Sam 8 Dim 9

Pascal Rambert, Les conséquences Théâtre de la Ville  
– Sarah-Bernhardt

p. 94 20h 20h 20h 20h 20h 15h� →

Nina Laisné, François Chaignaud,  
Romances inciertos, un autre Orlando

Théâtre de la Cité Internationale p. 94 20h 20h 19h 19h

El Conde de Torrefiel, La luz de un lago Odéon Théâtre de l’Europe  
– Odéon Paris 6

p. 95 21h 18h 
21h

18h 
21h

18h 
21h

18h 
21h

15h� →

JACK Quartet, Natacha Diels Théâtre Silvia Monfort p. 95 21h

Paris des vi(ll)es. Intimités publiques Cité internationales des arts p. 73 14h—21h 14h—19h� →

Nacera Belaza, L’Echo Théâtre de Corbeil-Essonnes p. 69 20h

Satoko Ichihara, KITTY Maison de la culture du Japon  
à Paris

p. 96 20h 20h 15h 
20h

Hubert Colas, Sonia Chiambretto,  
Superstructure 

Théâtre Nanterre-Amandiers – CDN p. 97 20h 20h 18h 15h� →

Christian Rizzo, à l’ombre d’un vaste détail,  
hors tempête

MC93 p. 96 20h30 20h30 18h 16h

Nadia Beugré, Épique ! (pour Yikakou) Théâtre Silvia Monfort p. 97 20h30 18h

Philippe Quesne, Le Paradoxe de John La Commune CDN d’Aubervilliers p. 98 20h 18h 16h� →

10 – 16 novembre Lun 10 Mar 11 Mer 12 Jeu 13 Ven 14 Sam 15 Dim 16

Pascal Rambert, Les conséquences Théâtre de la Ville  
– Sarah-Bernhardt

p. 94 20h 20h 20h 20h 20h

El Conde de Torrefiel, La luz de un lago Odéon Théâtre de l’Europe  
– Odéon Paris 6

p. 95 18h 
21h

18h 
21h

18h 
21h

18h 
21h

18h 
21h

15h

Paris des vi(ll)es. Intimités publiques Cité internationale des arts p. 73 14h—21h 14h—19h� →

Faye Driscoll, Weathering CENTQUATRE-PARIS p. 98 20h 20h 20h 20h

François Chaignaud, Aymeric Hainaux,  
Mirlitons 

Chaillot – Théâtre national  
de la Danse

p. 99 19h30 19h30 19h30 17h 15h

Hubert Colas, Sonia Chiambretto,  
Superstructure 

Théâtre Nanterre-Amandiers – CDN p. 97 20h 20h 20h 18h 15h� →

Philippe Quesne, Le Paradoxe de John La Commune CDN d’Aubervilliers p. 98 20h 20h 20h 18h 16h

Robyn Orlin, ‘in a corner the sky surrenders – 
unplugging archival journeys… #3 (for Volmir❣)…’

Ménagerie de verre p. 132 19h 19h 18h

Silvia Calderoni, Ilenia Caleo, The present is not 
enough

Ménagerie de verre p. 99 20h30 20h30 19h30

Gaëlle Bourges, La petite soldate T2G Théâtre de Gennevilliers,  
Centre Dramatique National

p. 100 10h  
(scolaire) 
14h30 
(scolaire)

10h  
(scolaire) 
14h30 
(scolaire)

16h 14h

Talents Adami Théâtre, Lorraine de Sagazan, 
Guillaume Poix, Lack 

Théâtre des Bouffes du Nord p. 100 20h 20h 20h 15h

Kubra Khademi, Caroline Gillet, Sumaia Sediqi, 
One’s own room inside Kabul

Théâtre de la Concorde p. 101 19h 
21h

15h 
17h 
19h 
20h30�→
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10 – 16 novembre Lun 10 Mar 11 Mer 12 Jeu 13 Ven 14 Sam 15 Dim 16

Bárbara Bañuelos, Carles Albert Gasulla,  
Hacer noche 

Lieu à venir p. 101 Informations et réservation 
sur festival-automne.com

17 – 23 novembre Lun 17 Mar 18 Mer 19 Jeu 20 Ven 21 Sam 22 Dim 23

Kubra Khademi, Caroline Gillet, Sumaia Sediqi, 
One’s own room inside Kabul

Théâtre de la Concorde p. 101 19h 
21h

19h 
20h 
21h

19h 
20h 
21h

Ali Asghar Dashti, Nasim Ahmadpour,  
We Came to Dance

Fondation Cartier pour l’art  
contemporain

p. 102 Informations et réservation sur  
festival-automne.com

Hubert Colas, Sonia Chiambretto,  
Superstructure 

Théâtre Nanterre-Amandiers – CDN p. 97 20h 20h 20h 20h 18h

Calixto Neto, Bruits Marrons MC93 p. 75 21h 21h 21h

Paris des vi(ll)es. Intimités publiques Cité internationale des arts p. 73 14h—21h 14h—19h� →

Alice Diop, Le Voyage de la Vénus Noire MC93 p. 103 19h30 19h30 19h30 18h30 15h30� →

Carolina Bianchi Y Cara de Cavalo,  
The Brotherhood

La Villette p. 102 20h 19h 18h 16h� →

Lenio Kaklea, Les oiseaux Chaillot – Théâtre national  
de la Danse

p. 103 19h30 19h30 17h

François Chaignaud, Akaji Maro,  
GOLD SHOWER

Maison de la musique de Nanterre p. 104 20h30 18h 16h30

JACK Quartet, Georg Friedrich Haas Théâtre de la Ville – Les Abbesses p. 104 15h

Sylvain Creuzevault, Pétrole Odéon Théâtre de l’Europe  
– Odéon Paris 6

p. 117 Av-P 
15h� →

24 – 30 novembre Lun 24 Mar 25 Mer 26 Jeu 27 Ven 28 Sam 29 Dim 30

Lenio Kaklea, Les oiseaux Musée de l’Orangerie p. 103 19h 
20h30

Carolina Bianchi Y Cara de Cavalo,  
The Brotherhood

La Villette p. 102 20h 20h 19h 20h

Sylvain Creuzevault, Pétrole Odéon Théâtre de l’Europe 
 – Odéon Paris 6

p. 117 19h30 19h30 19h30 19h30 19h30 15h� →

Paris des vi(ll)es. Intimités publiques Cité internationales des arts p. 73 14h—21h 14h—19h� →

Rachid Ouramdane, Compagnie de Chaillot, 
TORDRE

Chaillot – Théâtre national  
de la Danse

p. 134 19h30 19h30 19h30 15h

Philippe Quesne, Le Paradoxe de John Théâtre de la Bastille p. 98 20h30 20h30 20h30 18h� →

Alice Diop, Le Voyage de la Vénus Noire MC93 p. 103 19h30 14h30 
(scolaire)

19h30 18h30 15h30

Mapa Teatro, Le vortex Nukak  
(La Vorágine más allá) 

Musée du quai Branly  
– Jacques Chirac

p. 117 19h 
20h30

19h 
20h30

15h 
16h30 
18h30 
20h

15h 
16h30 
18h30 
20h

Fanny de Chaillé, Une autre histoire du théâtre Théâtre Dunois p. 132 19h 19h 19h

Luciano Berio, Bára Gísladóttir, Gustav Mahler Auditorium de Radio France p. 118 20h

Nina Laisné, François Chaignaud, Nadia  
Larcher, Último helecho

Théâtre de la Ville  
– Sarah-Bernhardt

p. 118 20h 20h 15h

Karlheinz Stockhausen, Montag aus Licht Philharmonie de Paris  
Grande salle Pierre Boulez

p. 119 18h

1 – 7 décembre Lun 1 Mar 2 Mer 3 Jeu 4 Ven 5 Sam 6 Dim 7

Marlene Monteiro Freitas, Israel Galván, RI TE CENTQUATRE-PARIS p. 134 19h30

Philippe Quesne, Le Paradoxe de John Théâtre de la Bastille p. 98 20h30 20h30 20h30 20h30 20h30 18h

Alma Söderberg, Infinétude Atelier de Paris / CDCN p. 119 20h 20h 20h

Nadia Beugré, Épique ! (pour Yikakou) Théâtre 13 – Bibliothèque p. 97 20h 20h 20h 20h

Sylvain Creuzevault, Pétrole Odéon Théâtre de l’Europe  
– Odéon Paris 6

p. 117 19h30 19h30 19h30 19h30 19h30 15h� →

Wu Tsang, La gran mentira de la muerte Fondation Cartier pour l’art  
contemporain

p. 120 Informations et réservation sur festival-automne.com� →

Paris des vi(ll)es. Intimités publiques Cité internationale des arts p. 73 14h—21h 14h—19h� →

Séverine Chavrier, Jadis T2G Théâtre de Gennevilliers,  
Centre Dramatique National

p. 121 20h 20h 18h 16h� →

Joris Lacoste, Nexus de l’adoration MC93 p. 120 20h 20h 18h 16h

1 – 7 décembre Lun 1 Mar 2 Mer 3 Jeu 4 Ven 5 Sam 6 Dim 7

Vimala Pons, Honda Romance CENTQUATRE-PARIS p. 78 21h 21h 19h 19h

Ivana Müller, mirages et tendresses La Conciergerie – Centre des  
monuments nationaux

p. 121 19h30 19h30 19h30

Ryoji Ikeda, microcosms Cité de la musique  
– Philharmonie de Paris 
Salle des concerts

p. 122 20h

Ryoji Ikeda, macrocosms Philharmonie de Paris  
Grande salle Pierre Boulez

p. 122 18h

8 – 14 décembre Lun 8 Mar 9 Mer 10 Jeu 11 Ven 12 Sam 13 Dim 14

Nacera Belaza, Les Ombres Musée du Louvre p. 123 Informations et réservation sur festival-automne.com� →

Séverine Chavrier, Jadis T2G Théâtre de Gennevilliers,  
Centre Dramatique National

p. 121 20h 20h 20h 18h 16h� →

Wu Tsang, La gran mentira de la muerte Fondation Cartier pour l’art  
contemporain

p. 120 Informations et réservation sur festival-automne.com 
et fondationcartier.com

Sylvain Creuzevault, Pétrole Odéon Théâtre de l’Europe  
– Odéon Paris 6

p. 117 19h30 19h30 19h30 19h30 19h30 15h� →

Christoph Marthaler, Le Sommet Les Gémeaux, Scène nationale p. 72 20h30 20h30

Paris des vi(ll)es. Intimités publiques Cité internationale des arts p. 73 14h—21h 14h—19h� →

Israel Galván, Mohamed El Khatib,  
Israel & Mohamed 

Théâtre de la Ville – Les Abbesses p. 124 20h 20h 20h 15h 
20h� →

Gabriela Carneiro da Cunha, Tapajós Ircam-Centre Pompidou p. 123 20h 20h 20h 20h� →

François Chaignaud, Marie-Pierre Brébant, 
Symphonia Harmoniæ Cælestium Revelationum

MC93 p. 124 19h30 19h30 18h30 16h30

Elsa Dorlin, Travailler la violence #5 Les Laboratoires d’Aubervilliers p. 125 16h 15h

Alberto Cortés, Analphabet Théâtre de la Bastille p. 125 20h 18h� →

Felwine Sarr, École du soir, Une vie commune mk2 Bibliothèque p. 47 Horaire 
à venir

15 – 21 décembre Lun 15 Mar 16 Mer 17 Jeu 18 Ven 19 Sam 20 Dim 21

Séverine Chavrier, Jadis T2G Théâtre de Gennevilliers,  
Centre Dramatique National

p. 121 20h

Gabriela Carneiro da Cunha, Tapajós Ircam-Centre Pompidou p. 123 20h 20h 20h

Nacera Belaza, Les Ombres Musée du Louvre p. 123 Informations et réservation sur  
festival-automne.com

Alberto Cortés, Analphabet Théâtre de la Bastille p. 125 20h 20h 20h 20h

Israel Galván, Mohamed El Khatib,  
Israel & Mohamed 

Théâtre de la Ville – Les Abbesses p. 124 20h 20h 20h 20h 20h 20h

Fanny & Alexander, Nina Théâtre Victor Hugo – Bagneux p. 134 20h30

Sylvain Creuzevault, Pétrole Odéon Théâtre de l’Europe  
– Odéon Paris 6

p. 117 19h30 19h30 19h30 19h30 19h30 15h

Susanne Kennedy, Markus Selg, The Work  Odéon Théâtre de l’Europe  
– Berthier Paris 17

p. 126 20h 18h 
21h

20h 18h 
21h

16h 
20h

16h 
20h

François Chaignaud, Cecilia Bengolea,  
Sylphides

Grand Palais p. 126 19h 
19h30 
20h

19h 
19h30 
20h

Paris des vi(ll)es. Intimités publiques Cité internationale des arts p. 73 14h—21h 14h—19h

Nacera Belaza, Katerina Andreou,  
Ballet de l’Opéra de Lyon 

CENTQUATRE-PARIS p. 127 20h 20h 19h

Joël Pommerat, Les Petites Filles modernes  
(titre provisoire)

Théâtre Nanterre-Amandiers – CDN p. 127 19h30 19h30 18h30 15h30� →

François Chaignaud, Geoffroy Jourdain,  
Revue des Tumerels

Lieu à venir p. 128 Horaire 
à venir

22 – 28 décembre Lun 22 Mar 23 Mer 24 Jeu 25 Ven 26 Sam 27 Dim 28

Joël Pommerat, Les Petites Filles modernes  
(titre provisoire)

Théâtre Nanterre-Amandiers – CDN p. 127 18h30 15h30 18h30 18h30� →
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28 décembre – 04 janvier Lun 29 Mar 30 Mer 31 Jeu 1 Ven 2 Sam 3 Dim 4

Joël Pommerat, Les Petites Filles modernes  
(titre provisoire)

Théâtre Nanterre-Amandiers – CDN p. 127 18h30 18h30 18h30 18h30 15h30� →

04 – 11 janvier Lun 5 Mar 6 Mer 7 Jeu 8 Ven 9 Sam 10 Dim 11

Joël Pommerat, Les Petites Filles modernes  
(titre provisoire)

Théâtre Nanterre-Amandiers – CDN p. 127 19h30 19h30 19h30 19h30 18h30 15h30� →

12 – 18 janvier Lun 12 Mar 13 Mer 14 Jeu 15 Ven 16 Sam 17 Dim 18

Joël Pommerat, Les Petites Filles modernes  
(titre provisoire)

Théâtre Nanterre-Amandiers – CDN p. 127 19h30 19h30 19h30 19h30 18h30 15h30� →

19 – 25 janvier Lun 19 Mar 20 Mer 21 Jeu 22 Ven 23 Sam 24 Dim 25

Joël Pommerat, Les Petites Filles modernes  
(titre provisoire)

Théâtre Nanterre-Amandiers – CDN p. 127 19h30 19h30 19h30 19h30 18h30
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Partenaires de l’édition 2025

Aux côtés du Festival d’Automne,  
les partenaires soutiennent la création 
contemporaine française comme 
internationale et encouragent  
par leur accompagnement un pro-
gramme pluridisciplinaire audacieux 
et favorisent grâce à leurs  
soutiens la circulation des œuvres. 
Sensibles à l’accessibilité et à la 
diversification des publics, les  
partenaires s’associent aux actions 
initiées par le Festival d’Automne.

Avec le soutien de 

Dans le cadre de la Saison Brésil–
France 2025, qui se tient en France 
d’avril à septembre 2025, le Festival  
d’Automne présente à Paris de nom-
breux projets brésiliens : pièces et 
performances de Lia Rodrigues, 
Lygia Pape, Carolina Bianchi, Gabriela 
Carneiro da Cunha, et une Carte 
Blanche confiée à la Casa do Povo.

Avec le soutien de

Avec le soutien de l’Institut  
Français, l’Institut culturel Italien,  
la Villa Albertine.

En collaboration avec

Le Kunstenfestivaldesarts, et  
le Festival d’Automne s’engagent 
ensemble dans des collaborations 
renforcées afin d’accompagner  
les créations d’artistes français et 
internationaux, à Bruxelles et Paris. 
Chaque année, ce sont plusieurs 
spectacles qui sont pensés,  
commandés et coproduits ensemble. 

La Biennale de la danse de Lyon  
et le Festival d’Automne s’unissent 
autour d’une création de Tânia 
Carvalho, présentée au Musée des 
Beaux-Arts de Lyon et au Musée 
d’Art Moderne de Paris, avec les 
Conservatoires nationaux de Lyon et 
Paris, en hommage à Pierre Boulez.
En coproduisant et coprésentant  
des artistes internationaux, les  
deux événements affirment leur 
engagement commun pour  
la mutualisation des ressources et 
une démarche écoresponsable.

Le Festival d’Automne est partenaire 
de la quatorzième édition de  
Seul(s) en scène – Princeton  
French Theater Festival se tenant en 
septembre 2025.

Avec le concours de

L’Onda office national de diffusion 
artistique soutient les voyages des 
artistes et le surtitrage des œuvres.

L’Adami s’engage pour la diversité  
du spectacle vivant en soutenant la 
programmation du Festival d’Automne.

La SACD s’engage aux côtés du 
Festival dans l’alliance culture – santé 
– éducation en soutenant les actions 
réalisées par les auteurs et autrices 
dans les écoles et à l’hôpital.

La Sacem, dans le cadre de son 
action culturelle, soutient la création 
musicale contemporaine et les 
actions de sensibilisation.

Le Festival poursuit son alliance avec 
la santé en co-construisant avec  
son partenaire l’Assistance Publique 
– Hôpitaux de Paris des parcours de 
spectateurs, avec 4 000 places 
offertes aux personnels soignants, 
ainsi que de nombreuses actions au 
sein des établissements imaginées 
avec les artistes pour les patients et 
les équipes soignantes.

Avec Accès Culture, le Festival  
s’engage à renforcer sa politique 
d’accessibilité à l’attention des  
personnes malentendantes, sourdes, 
malvoyantes ou aveugles.

Le Festival d’Automne est partenaire 
culturel d’Île-de-France Mobilités et 
offre des avantages aux abonnés 
Navigo.

Le Festival d’Automne est partenaire 
du Pass Culture, un dispositif  
favorisant l’accès des jeunes à la 
culture afin de renforcer et de diver-
sifier les pratiques culturelles.

La Tour d’Argent s’associe au Festival 
d’Automne et à sa programmation.

Partenaires média 

Arte, France Culture, France Inter, Le 
Monde, Mouvement, Télérama et 
Transfuge sont partenaires média du 
Festival d’Automne. 
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Abonnement�	� À partir du mercredi 
28 mai, abonnez- 
vous en ligne  
dès 3 spectacles 

Abonnez-vous en ligne et profitez  
de nombreux avantages 

	— Économisez jusqu’à 50% sur le plein tarif. 
	— Accédez aux meilleures places aux meilleurs 

tarifs pendant toute la durée du Festival. 
	— Tout au long de l’automne, complétez votre  

abonnement sans frais de réservation. 
	— Accédez à des avantages (tarifs réduits,  

invitations) toute l’année chez nos partenaires.

Choisissez votre formule d’abonnement

Abonnements tarif plein / senior (+ de 65 ans) / 
réduit (demandeurs d’emploi, intermittents) / 
jeune (– de 30 ans, étudiants)

Avantages 

Programmes gratuits 

Le Festival vous propose un large choix de mani-
festations gratuites à réserver directement en 
ligne.

Bon cadeau 

Partagez votre passion pour le spectacle vivant  
en offrant à vos proches un bon cadeau de 50, 100 
ou 150 €. 

Pass Navigo 

Vous êtes détenteur d’un abonnement Navigo  
(hors Navigo Jour, Easy et Découverte) en cours  
de validité à la date de votre manifestation,  
bénéficiez d’un tarif réduit pour la billetterie à 
l’unité dans la limite des places disponibles  
(sur présentation d’un justificatif de souscription).

	� À partir du vendredi 
13 juin, réservez  
vos places à l’unité

Places à l’unité 

Réservez sans engagement, au gré de vos envies  
et de vos disponibilités. 

Réservations pour les groupes et collectivités 

Vous êtes un comité social et économique (CSE),  
un groupe d’amis, un professionnel du tourisme, 
vous bénéficiez de conditions préférentielles de 
réservation en ligne à partir de 8 places pour une  
même représentation sans frais de réservation (à 
partir du 28 mai).

Offres jeunes 

Moins de 30 ans, étudiantes, étudiants ? 

Le Festival vous propose un tarif unique  
sur l’intégralité du programme de l’édition 2025 :  
8 € la place en abonnement ou à l’unité,  
sans frais de réservation. 

Entre 15 et 18 ans ? 

Le Festival vous accompagne dans vos sorties  
culturelles à Paris et en Île-de-France. Découvrez 
une sélection de spectacles et réservez vos places  
sur l’application Pass Culture à partir de septembre. 

Enseignantes et enseignants 

Bénéficiez du dispositif Pass Culture et organisez 
vos sorties de groupe en lien avec notre équipe. 
	� Plus d’informations sur pass.culture.fr

Depuis sa création, le Festival invite chaque automne un 
artiste de renommée internationale à présenter ses 
œuvres et créations dans le cadre d’une exposition mono-
graphique. C’est ainsi que de nombreuses expositions ont 
été proposées à la Chapelle Saint-Louis de la Salpêtrière 
(Anselm Kiefer, Nan Goldin, Gérard Garouste…), au 
Panthéon (Ernesto Neto), dans la Galerie de l’École des 
Beaux-Arts (Anna Boghiguian, Sammy Baloji), à Césure 
(Yto Barrada) et plus récemment au Centre Pompidou 
(Apichatpong Weerasethakul). Chaque automne, l’artiste 
invité crée pour le Festival et son public une œuvre origi-
nale en tirage limité. Ainsi s’est constituée au fil des 
années une collection rare, variée et précieuse. Ont contri-
bué à cette aventure : Jenny Holzer, Tadashi Kawamata, 
Sigmar Polke, Yto Barrada, Ryoji Ikeda, Jasper Johns, 
Gilles Aillaud, Karla Black, Bill Viola…

En 2025, le Festival met à l’honneur Bouchra Khalili, artiste 
contemporaine marocaine, dont la pratique inclut film, 
vidéo, installation et photographie, à travers l’exposition 
Astérismes répartie dans trois lieux partenaires. Ayant 
accepté cette proposition du Festival, Bouchra Khalili crée 
une œuvre que vous pourrez découvrir et commander cet 
automne (disponible à la vente en ligne à partir du mois 
d’octobre).

Naviguez sur la boutique en ligne du Festival pour y trou-
ver l’ensemble des sérigraphies signées et numérotées, 
ainsi que les affiches et catalogues des expositions pré-
sentées.

Contact : Gérard di Giacomo, 01 53 45 17 08

La collection d’œuvres du Festival

Sérigraphie d’Anri Sara, 2011

Lithographie d’Apichatpong Weerasethakul, 2024



8€ 8€ 8€ 8€
8€ 8€ 8€ 8€
8€ 8€ 8€ 8€
8€ 8€ 8€ 8€
8€ 8€ 8€ 8€
8€ 8€ 8€ 8€
8€ 8€ 8€ 8€
8€ 8€ 8€ 8€
8€ 8€ 8€
8€ 8€ 8€

Tarif spécial moins 
de 30 ans, étudiantes,  
étudiants 

Réservation

Réservation

Vous souhaitez être guidé dans vos réservations  
ou vous rencontrez des difficultés liées à  
votre commande en ligne, un conseiller vous 
accompagne

	— Par téléphone : +33 1 53 45 17 17 
	— Par email : billetterie@festival-automne.com 

Du 02 juin au 18 juillet : lundi au vendredi de 14h à 18h. 
Du 25 août au 19 décembre : lundi au vendredi de 14h à 18h.

Une solution de paiement pour faciliter vos achats
	— Payez en 3 fois sans frais

Frais de réservation 

En abonnement : 2 € par abonnement 
Hors abonnement : 1 € par billet

Réservation

Réservation en ligne

	— Vos billets sont dématérialisés et téléchar-
geables pour impression ou enregistrement sur 
vos appareils mobiles. 

	— Obtenez une réponse immédiate sur la  
disponibilité des manifestations et votre placement 
en salle. 

	— Si un spectacle affiche complet, créez  
une alerte en ligne. Vous serez averti par e-mail 
dès que le spectacle sera disponible.

	— Retrouvez l’historique de vos commandes,  
obtenez des justificatifs d’achat. 

	— En un clic, ajoutez toutes vos manifestations à 
votre agenda électronique et à votre application 
Cartes ou Wallet, depuis votre compte en ligne. 
Tout est centralisé sur votre smartphone, acces-
sible à tout moment.

	— Le jour de votre venue au spectacle, recevez  
un sms de rappel des informations pratiques de la 
manifestation. 

	— Changez la date de votre sortie en toute  
liberté à partir de votre compte en ligne, dans la 
limite des places disponibles au plus tard 48h 
avant votre représentation. 

	— En cas d’annulation de spectacle, transformez  
vos billets en bon d’achat, demandez le  
remboursement de vos places ou effectuez un don 
au Festival. 

festival automne. 
com
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Festival d’Automne à Paris 
156 rue de Rivoli, 75 001 Paris	
01 53 45 17 00

 Président
	 Axel Dumas

 Président de l’association des Amis
	 Jean-Jacques Aillagon

Équipe du Festival d’Automne

 Directeur général
	 Emmanuel Demarcy-Mota

 Adjoint au directeur général,  
 en charge du protocole

	 Gérard di Giacomo
 Directrices artistiques

	� Francesca Corona (théâtre, 
danse, arts visuels)

	 Clara Iannotta (musique)

 Administratrice 
	 Bénédicte Dréher 

 Secrétaire générale, en charge  
 du mécénat 

	 Clémence Atallah 

Administration et production

 Cheffe comptable
	 Valérie Ronsse

 Chargée de mécénat
	 Margaux Charles

 Responsable de production
	 Mathilde Grenier-Pognant

 Chargée de production
	 Adele Rutigliano

 Chargé de production
	 Johan Landeau

 Chargée de production
	 Alix Plancade

 Coordination technique musique
	 François Couderd

Communication et relations média

 Responsable de la communication
	 Jonathan Marçot

 Responsable des partenariats  
 et du développement média

	 Yoann Doto
 Chargée de communication

	 Valentine Dodeman
 Chargée de communication et  
 relations média

	 Sophia Vlahavas
 Attachée de presse

	 Rémi Fort
 Assistant·e relations média et  
 communication

	 NA

Billetterie

 Responsable des ventes et de la  
 fidélisation des publics 

	 Sébastien Plaza 
 Chargé des ventes, du protocole  
 et de la fidélisation des publics 

	 Martin Buisson 
 Chargé de billetterie et de l’accueil 

	 Jérôme Maigret 

Actions artistiques et culturelles

 Responsable des actions artistiques  
 et de la diversité des publics 

	 Émilie Roffi 
 Chargée des actions artistiques et  
 de la diversité des publics 

	 Juliette Azaïs 
 Assistante aux actions artistiques

	 Angelina Pertsowsky

Remerciements aux artistes,  
médiatrices et médiateurs qui 
mettent en œuvre les programmes  
et actions artistiques.

Programme et site internet 

 Conception graphique
	 Spassky Fischer  
	 et Marieta Fize

 Développement
	 art is code

 Impression
	 Koryo

 Directeur de la publication
	 Emmanuel Demarcy-Mota

Le Festival d’Automne à Paris est subventionné par 

Le ministère de la Culture 
Direction générale de la création 
artistique 
Drac Île-de-France 

La Ville de Paris 
Direction des affaires culturelles 

Le conseil régional d’Île-de-France
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