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!

Accueil (https://www.anousparis.fr/) » A.Ecouter (https://www.anousparis.fr/a-ecouter/) » Le Festival d’Automne,
un festival pluridisciplinaire

Le Festival d’Automne, un
festival pluridisciplinaire
Depuis 1972, le Festival d’Automne (https://www.festival-automne.com/) rayonne sur Paris et
en fait un événement incontournable. De septembre à décembre, ce sont 50 manifestations
pluridisciplinaires (théâtre, musique, danse, arts plastiques et cinéma) d’artistes
internationaux, dans 45 lieux partenaires : Centre Pompidou, Odéon, Théâtre de Gennevilliers,
La Villette… A Nous Paris vous présente l’essentiel et se hâte de parcourir la capitale aux
couleurs de l’automne.

 

Festival d’Automne – Arts Plastiques &
Performance

Romain Salomon (https://www.anousparis.fr/author/romain-salomon/)
il y a 1 jour

Tomás Saraceno, Singapour © Studio Tomás Saraceno, 2015

 

Le Festival d’Automne consacre une partie de sa programmation aux arts plastiques et à la
performance dans trois lieux partenaires : les Beaux-Arts de Paris
(https://www.beauxartsparis.fr/fr/), le Palais de Tokyo (https://www.anousparis.fr/lieu/palais-
de-tokyo/)et le CentQuatre (https://www.anousparis.fr/lieu/centquatre-paris/). Exposée à la
dernière Biennale de Lyon (http://www.biennaledelyon.com/mondes-flottants/les-
artistes/nairy-baghramian.html), Nairy Baghramian (https://www.festival-
automne.com/edition-2018/nairy-baghramian) présente Maintainers, une nouvelle série qui
questionne la sculpture traditionnelle et explore l’héritage de l’histoire de l’art. Dans la série
des cartes blanches données à un artiste par le Palais de Tokyo, c’est au tour deTomás
Saraceno (https://www.festival-automne.com/edition-2018/tomas-saraceno-arachno-
concerts)avec On air d’investir l’ensemble des espaces d’expositions. Entre art, science et
architecture il propose d’explorer l’univers. Pour le Festival d’Automne, trois soirées arachno-
concerts font dialoguer araignées et musiciens. Wali Raad (https://www.festival-
automne.com/edition-2018/walid-raad-les-louvres-andor-kicking-the-dead)participe à
nouveau au festival avec Les Louvres and/or Kicking the Dead. L’artiste incarne le médiateur et
guide les visiteurs à travers son exposition. Entre fiction et réalité, il raconte son parcours de la
Belgique auLouvre Abu Dhabi (https://www.louvre.fr/louvre-abu-dhabi)en passant par New
York (https://www.anousparis.fr/a-illeurs/6-bonnes-adresses-voyage-new-york/).

Programme Arts Plastiques (https://www.festival-automne.com/edition-2018?filter-
discipline=7&filter-month=&filter-portrait=)
Programme Arts Plastiques & Performance (https://www.festival-automne.com/edition-2018?
filter-discipline=3&filter-month=&filter-portrait=)
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UNE FORME DE DÉFIANCE
NAIRY BAGHRAMIAN, plasticienne d’origine iranienne vivant  

à Berlin, présente ses sculptures aux Beaux-Arts de Paris. Une première 
exposition française construite dans une troublante instabilité.

voulu voir en quoi ces formes résonnent 
aussi avec des questions de domesticité,  
de genre et d’espace. Comment elles  
ne s’y opposent pas mais participent à les 
définir.” A première vue, les sculptures 
de Nairy Baghramian entrent en 
résonance avec celles d’illustres 
prédécesseurs : Franz West (à l’honneur 
au Centre Pompidou cette rentrée) 
pour les tons pastel et l’indolence, Claes 
Oldenburg pour l’agrandissement 
d’objets familiers ou encore Alexander 
Calder pour ses formes graciles et haut 
perchées tout au bout de longues tiges.

Il y a de tout cela chez celle  
qui, en outre, reconnaît une dette  
à l’art minimal et au surréalisme.  
Mais voilà, les sculptures de Nairy 
Baghramian sont aussi et surtout en 
attente d’autre chose. C’est flagrant : 
elles manquent de chair, de corps, 
d’incarnation. En plus de l’histoire de 
l’art, l’artiste convoque le vocabulaire 

LES ŒUVRES DE NAIRY 
BAGHRAMIAN SONT CHARGÉES 
D’UNE AURA MUTIQUE. Mutique, 
parce que l’artiste refuse obstinément 
de les faire parler au-delà d’elles-mêmes. 
“L’habituel système de référence linéaire  
et héroïque, il ne faut pas le chercher  
chez moi”, prévient-elle. D’origine 
iranienne, Nairy Baghramian mène  
une réflexion qui se construit d’abord 
en réaction au contexte berlinois  
des années 1990 – Berlin, où elle vit  
et travaille toujours. Encore jeune 
étudiante, elle y découvre un monde  
de l’art engoncé dans un formalisme 
sévère. La peinture y est jugée  
par rapport à l’histoire de la peinture,  
et la sculpture par rapport à celle de la 
sculpture. Ces débats la “socialiseront”, 
estime-t-elle aujourd’hui. Elle y 
trouvera de quoi se construire en se 
positionnant contre. “Certes, je me sens 
proche de ces débats, mais j’ai surtout 

de l’aménagement intérieur  
(elle a collaboré avec l’architecte 
d’intérieur Janette Laverrière)  
ainsi que celui de l’univers paramédical 
(comme cet appareil dentaire démesuré 
ou alors l’évocation de béquilles  
et prothèses en résine, silicone ou fer). 
Le résultat est celui d’une instabilité 
fondamentale, d’une organicité 
défaillante qui va à l’encontre de  
la tradition de la sculpture masculine 
monumentale et triomphante.  
Car voilà, l’histoire des formes  
– on y revient – n’est jamais exempte  
des préjugés de la société. Inutile  
de s’y référer explicitement : l’art  
n’y échappe pas plus que n’importe 
quel autre domaine. En se penchant  
sur l’histoire des formes domestiques, 
féminines, fragiles, décoratives, 
artisanales, l’artiste contamine  
l’air de rien l’histoire de l’art par  
son envers proscrit et dénigré. 

Nairy Baghramian parle relativement 
peu de ses œuvres. Leur pouvoir  
de fascination et la circulation de son 
travail parlent d’eux-mêmes. En 2017  
se produisait d’ailleurs un alignement 
des planètes comme on en voit rarement 
au sein de la galaxie art contemporain : 
Nairy Baghramian participait à la 
Documenta à Kassel et à Athènes, tout 
en étant également incluse dans la liste 
des artistes du Skulptur Projekte à 
Münster. Deux événements parmi les 
plus importants du calendrier artistique, 
non seulement par leur fréquence  
rare, voire rarissime (tous les cinq ans 
pour le premier, tous les dix ans pour  
le second), mais surtout pour leur valeur 
de marqueur temporel. Si le monde 
entier braque les yeux vers ces deux 
méga-expositions, c’est pour tenter d’y 
déchiffrer les grands questionnements  
et les lignes de force qui traversent la 
création contemporaine à cet instant T. 
Or, pour le premier volet de la 
Documenta à Kassel, Nairy Baghramian 
livrait, comme à son habitude, des 
œuvres refusant de jouer le jeu du 
bavardage et du commentaire de 
l’actualité – qu’il s’agisse de celle de l’art 
ou des hommes. Elle y présentait  
ainsi The Iron Table (2002), “une œuvre 
de jeunesse dérivée d’une nouvelle de 
l’écrivain féministe Jane Bowles des 
années 1950, mais qui en actualisait le 
propos en réaction à l’attaque du World 
Trade Center et à l’escapisme des 
intellectuels de gauche d’alors”. Cette 
œuvre se retrouvait déconstruite lors  
du second volet à Athènes, où The 
Drawing Table, cette fois une production 
nouvelle, reprenait les mêmes éléments 
en les assemblant différemment. “Je 
voulais donner l’impression que l’œuvre 
pouvait être démontée en un tour de main 
puis remontée lors de la prochaine occasion, 
comme l’aurait fait un cirque ambulant.” 
Aucun doute, Nairy Baghramian ne 
manque pas de mordant. Le Festival 
d’Automne permettra l’introduction à 
une œuvre trop rare en France, à la fois 
complexe et charnelle, bancale et 
prosthétique. Ingrid Luquet-Gad 

 Nairy Baghramian  Du 13 octobre au  
6 janvier 2019 aux Beaux-Arts de Paris, 
Paris VIe, tél. 01 47 03 50 83,  
www.beauxartsparis.fr 

Festival d’Automne à Paris Tél. 01 53 45 17 17, 
www.festival-automne.com 

L’archive et la mémoire sont deux territoires mouvants  
qui parfois se croisent mais jamais ne se superposent.  
Né en 1967 au Liban, Walid Raad grandit en pleine guerre 
civile. Encore étudiant, il initie en 1989 The Atlas Group. 
Jusqu’en 2004, le projet rassemblera des archives et des 
documents visuels, sonores ou écrits autour de l’histoire 
des guerres au Liban. Un sujet en soi complexe, qui  
le devient encore plus puisque l’artiste y mêle histoire  
et extrapolation. Présentées lors d’expositions ainsi  
que via un site internet accessible à tous, les typologies 
assemblent en séries la matière trouvée et inventée.  
La production et l’instrumentalisation de l’histoire 
officielle y croisent la mémoire émotionnelle des histoires 
subjectives, dans une perpétuelle fluctuation du curseur 
de la vérité entre faits et fiction. Depuis 2007, Walid Raad 
développe un autre projet au long cours, Scratching on 
Things I Could Disavow – présenté au Festival d’Automne 
en 2010 –, qui aborde cette fois les modalités 
d’émergence de l’art contemporain au Moyen-Orient.  
Un autre biais pour montrer les conditions psychologiques 
plus profondes laissées par des années de guerre dans 
cette région du monde, ainsi que la perte de la tradition  
et la course à l’occidentalisation en découlant – alors  
que de prestigieuses institutions occidentales comme  
le Guggenheim, le Louvre et le British Museum se sont 
déjà dotées, ou sont sur le point de le faire, d’antennes  
au Moyen-Orient. I. L.-G. 

 Les Louvres and/or Kicking the Dead  Conception et 
interprétation Walid Raad, du 10 au 17 novembre au 
CENTQUATRE-PARIS, Paris XIXe, tél. 01 53 35 50 00, www.104.fr

Festival d’Automne à Paris Tél. 01 53 45 17 17,  
www.festival-automne.com 

WALID RAAD
Une performance-exposition, entre réel et imaginaire,  
sur l’histoire de l’art contemporain au Moyen-Orient.

Festival d’Automne à Paris Les Inrockuptibles
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WWW.IOGAZETTE.FR

 — LA GAZETTE DES FESTIVALS —
décembre 20184

RES FACILES. LE SIROP LAISSE DES NAUSÉES.

FOCUS

dans l’exploration de liens à la fois réels et imaginaires, 
entre réfl exion sur l’économie mondiale, empires post-co-
loniaux, place de l’art dans l’industrie fi nancière ou encore 
recherche identitaire et artistique du Moyen-Orient. Mais 
Walid Raad, malgré toutes ses références et les révéla-
tions qu’il peut nous faire, n’est ni économiste, ni journa-
liste, ni historien. Et d’une certaine manière, tant mieux. 

Un miroir par éclats

Artiste à part entière dans la lignée d’un Borges, mé-
langeant comme lui enquête littéraire et document 
imaginaire, il tente de construire une vérité esthétique 
éclairant le monde d’une manière qui lui est propre, un 
univers rhizomatique qui a toutes les apparences du 
réel dans lequel on se laisse entraîner avec un plaisir 
immense. Oscillant sans cesse entre informations véri-
diques et fi ctions, éléments historiques et petites anec-
dotes, la constellation créée par le performeur devient 

C’est à une histoire de fantômes que nous convie l’ar-
tiste et performeur Walid Raad dans une étrange per-
formance tenant à la fois d’un TED talk à l’américaine et 
d’une visite de galerie d’art contemporain. 

Sa casquette vissée sur la tête, l’artiste nous en-
traîne dans une enquête dont l’objet se tissera 
tout au long de la performance à la manière de 
l’un de ces tapis persans restaurés au Louvre, 

entre projection de PowerPoint, photos, vidéos et ins-
tallations qui en constitueraient les multiples fi ls. Cela 
pourrait d’ailleurs commencer, comme dans une fi lature, 
avec une piste à suivre : quel est le rapport entre un 
soldat américain vétéran du Vietnam vivant en Flandres, 
le bâtiment de la Cooper Union à New-York, le Louvre 
d’Abu Dhabi et des œuvres d’art mystérieusement mé-
tamorphosées dans leur voyage entre la France et les 
Emirats arabes unis ? En apparence, aucun. Pourtant, 
l’artiste, en faisant de ces éléments les indices d’une en-
quête plus vaste, invite le spectateur à plonger avec lui 

dès lors un univers rempli de signes et coïncidences 
conférant à la magie, qui fait renouer avec la croyance 
d’une force inconsciente de la psyché – que ce soit celle 
de tout un peuple ou d’un.e seul.e homme ou femme – 
aux prises avec des fantômes aussi bien culturels que 
personnels. Prolongeant à sa manière l’affi  rmation posée 
par Breton dans « Nadja  » qui déplace la question de 
l’être vers celle du revenant – « qui je hante » – Raad 
présente donc le refl et de ceux qui hantent dans le miroir 
de ceux qui sont hantés, du Louvre de Paris à celui d’Abu 
Dhabi, de la Première Guerre mondiale à aujourd’hui, à 
travers les œuvres d'art. Un miroir par éclats qui, si nous 
prenons la peine d’en reconstituer les fragments et d’en 
cartographier l’étendue en répondant à la confi ance faite 
en notre intelligence, évoque tout à la fois les désastres 
conjoints et spécifi ques de la civilisation occidentale et 
de celle du Moyen-Orient tout autant qu’une potentialité 
de renouveau : « Kicking the dead ! »

HISTOIRES DE FANTÔMES
— par Noémie Regnaut !—

«!À la lisière du théâtre et des arts visuels, Walid Raad entraîne les visiteurs de son exposition dans une visite pour le moins originale. »

MISE EN SCÈNE WALID RAAD / LE 104

LES LOUVRES AND/OR KICKING THE DEAD

C’est un objet scénique qu’il est diffi  cile de qualifi er tant 
il puise ses références formelles et fi ctionnelles dans des 
sources archaïques et inconnues. Silvia Costa off re aux 
spectateurs qui osent le lâcher-prise un sursaut olympien 
d’une beauté atemporelle dans la mystique de Pavese.

Pour le poète comme pour la metteur en scène 
italienne, les mythes sont un langage au sens 
ethnologique du terme. Ils sont une matière 
sublimée, une voie d’accès aux mécanismes 

psychiques humains. Les dieux dialoguent sur le sort des 
hommes, tentent de les comprendre et en viennent même 
à regretter de ne pas connaître la mort, qui semble pour-
tant expliquer les comportements et aspirations des hu-
mains. Sur le plateau, tout n’est que symboles, beauté et 
mystère. Le moindre geste (la délicatesse de ces gestes…) 
se charge instantanément de sens tant les trois actrices 
semblent dotées d’une puissance céleste. Hiératiques 
cariatides, elles portent la parole et la font se mouvoir 
dans une scénographie terriblement esthétique mais 
toujours essentialiste. On ne se déploie pas mais on tente 

de rayonner dans une structure de pensée millimétrée. La 
parole et le geste d’une précision folle ne laissent aucune 
place à l’improvisation, ni aux velléités potentielles de l’ac-
teur ; ils sont la vision du metteur en scène, sa projection 
intime et exclusive de ces questions universelles. « On naît 
et on meurt dans le sang. » Une défi nition du destin chez 
Pavese ? La naissance et la mort certes, mais rien de banal 
dans cette affi  rmation. 

Nous réchauff er sur les décombres

Du jour où les dieux ont séparé le chaos pour, d’une part, 
créer l’homme soumis à l’existence mortelle et, d’autre 
part, s’attribuer l’immortalité, ils ont plongé leur nouvelle 
créature dans des aff res insondables. Pour l’homme, vivre 
ce n’est que se savoir vivant, se connaître sans naître tout 
à fait, répéter sans fi n un événement antérieur, tenter de 
comprendre et chercher à expliquer. L’être humain semble 
enfermé dans la vie comme dans une caverne ; il ne peut 
que décrire, nommer ; il est alors condamné à être poète. 

Aussi ce ne sont pas seulement les dieux que Silvia Costa 
interroge dans son pays d’hiver, elle convoque l’animalité 
primitive, les excès de la nature, la terre, le sang, le feu 
et l’eau, souvenirs du chaos originel, innocent comme 
des restes épars de l’enfance. La nostalgie de « l’état sau-
vage » peut-être d’où l’homme est défi nitivement sorti et 
dans lequel elle semble pourtant avoir trouvé ses racines. 
Peu connu du lectorat français, le poète considérait « Dia-
logues avec Leuco » comme le texte le plus important à 
ses yeux. Il a d’ailleurs été retrouvé près de son lit quand 
il s’est suicidé, un peu comme un testament ou plutôt un 
mode d’emploi des humains face à la nature et aux dieux 
qui se jouent d’eux. « On ne se tue pas par amour pour 
une femme ; on se tue parce qu’un amour, n’importe quel 
amour, nous révèle dans notre nudité, dans notre misère, 
dans notre état désarmé, dans notre néant », dit-il dans 
« Le Métier de vivre » ; et c’est ce que Silvia Costa parvient 
avec élégance à créer, puisque pour accéder à la poésie et 
à la profondeur de son travail, il faudra accepter de nous 
présenter au théâtre désarmés pour pouvoir nous aussi 
nous réchauff er sur les décombres.

LE DIALOGUE FÉCOND DE SILVIA COSTA AVEC CESARE PAVESE
— par Marie Sorbier —

DANS LE PAYS D’HIVER

«! "Dans le pays d’hiver" explore le vivier des questions existentielles et des symboles livrés par six de ces
dialogues – Le mystère, La mère, La bête, L’homme-loup, Le déluge et Les Dieux.!»

CONCEPTION SILVIA COSTA / MC93 (Comédie de Reims les 29 et 30 janvier)

« Dans le pays d'hiver !» © Andrea Macchia

Festival d’Automne
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à regretter de ne pas connaître la mort, qui semble pour-
tant expliquer les comportements et aspirations des hu-
mains. Sur le plateau, tout n’est que symboles, beauté et 
mystère. Le moindre geste (la délicatesse de ces gestes…) 
se charge instantanément de sens tant les trois actrices 
semblent dotées d’une puissance céleste. Hiératiques 
cariatides, elles portent la parole et la font se mouvoir 
dans une scénographie terriblement esthétique mais 
toujours essentialiste. On ne se déploie pas mais on tente 

de rayonner dans une structure de pensée millimétrée. La 
parole et le geste d’une précision folle ne laissent aucune 
place à l’improvisation, ni aux velléités potentielles de l’ac-
teur ; ils sont la vision du metteur en scène, sa projection 
intime et exclusive de ces questions universelles. « On naît 
et on meurt dans le sang. » Une défi nition du destin chez 
Pavese ? La naissance et la mort certes, mais rien de banal 
dans cette affi  rmation. 

Nous réchauff er sur les décombres

Du jour où les dieux ont séparé le chaos pour, d’une part, 
créer l’homme soumis à l’existence mortelle et, d’autre 
part, s’attribuer l’immortalité, ils ont plongé leur nouvelle 
créature dans des aff res insondables. Pour l’homme, vivre 
ce n’est que se savoir vivant, se connaître sans naître tout 
à fait, répéter sans fi n un événement antérieur, tenter de 
comprendre et chercher à expliquer. L’être humain semble 
enfermé dans la vie comme dans une caverne ; il ne peut 
que décrire, nommer ; il est alors condamné à être poète. 

Aussi ce ne sont pas seulement les dieux que Silvia Costa 
interroge dans son pays d’hiver, elle convoque l’animalité 
primitive, les excès de la nature, la terre, le sang, le feu 
et l’eau, souvenirs du chaos originel, innocent comme 
des restes épars de l’enfance. La nostalgie de « l’état sau-
vage » peut-être d’où l’homme est défi nitivement sorti et 
dans lequel elle semble pourtant avoir trouvé ses racines. 
Peu connu du lectorat français, le poète considérait « Dia-
logues avec Leuco » comme le texte le plus important à 
ses yeux. Il a d’ailleurs été retrouvé près de son lit quand 
il s’est suicidé, un peu comme un testament ou plutôt un 
mode d’emploi des humains face à la nature et aux dieux 
qui se jouent d’eux. « On ne se tue pas par amour pour 
une femme ; on se tue parce qu’un amour, n’importe quel 
amour, nous révèle dans notre nudité, dans notre misère, 
dans notre état désarmé, dans notre néant », dit-il dans 
« Le Métier de vivre » ; et c’est ce que Silvia Costa parvient 
avec élégance à créer, puisque pour accéder à la poésie et 
à la profondeur de son travail, il faudra accepter de nous 
présenter au théâtre désarmés pour pouvoir nous aussi 
nous réchauff er sur les décombres.

LE DIALOGUE FÉCOND DE SILVIA COSTA AVEC CESARE PAVESE
— par Marie Sorbier —

DANS LE PAYS D’HIVER

«! "Dans le pays d’hiver" explore le vivier des questions existentielles et des symboles livrés par six de ces
dialogues – Le mystère, La mère, La bête, L’homme-loup, Le déluge et Les Dieux.!»

CONCEPTION SILVIA COSTA / MC93 (Comédie de Reims les 29 et 30 janvier)

« Dans le pays d'hiver !» © Andrea Macchia
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