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ile-de-France,
a haven for
emerging creation

The FORTE (Fonds Régional pour les Talents
Emergents) scheme has become an established
part of the landscape of young creative talent
in the Paris Region. Including this year's 38
winners, some 200 visual artists, musicians,
filmmakers, choreographers, and stage
directors have received its support since 2018.

In addition to a substantial financial contribution
(the €1 million allocated to the scheme enables
grants of up to €25,000 to be awarded),

the Region wanted this aid to be accompanied
by comprehensive professional support.

Each winner is introduced to a specialised
organisation to help them in the execution of
their project - whether it's a play, a film, a video
clip, or an exhibition. FORTE is keen to help young
artists reach a professional stage by ensuring
that they find the right people to work with.
Integrating into the professional world and
finding the right networks is a decisive factor for
a young creative artist under 30 - and one that
cannot be guaranteed by financial support alone!

These 38 talented young artists at the

start of their careers spent several months
working closely with art centres, associations,
production companies, and theatres, which
provided them with experience and resources.
This enabled one winner to tackle the theme

of remembrance by approaching the Shoah
through song, and another to combine eco-
feminism and the rehabilitation of abandoned
spaces by involving local residents. In one

case, the result was a record about love at first
sight; in another, an unexpected cross between
boxing and contemporary dance. There's no
possibility to work in a closed circuit: among the
prizewinners is a circus troupe bringing together
performers from France, Italy, Uruguay, and
Mexico. Nor is there any certainty of following
ready-made paths: here's an actress who has
successfully made the leap from her previous
job as a criminal lawyer...

If FORTE helps to consolidate individual
vocations, it also has the great merit of playing
the role of mass spectrograph, showing us the
concerns and impulses of the new generation,
without hiding what hurts, or forgetting what
comforts. The artists tackle the themes of exile,
the environment and violence, but also old age,
depression, and loneliness, as well as fraternity,
seduction, and love... The range is broad, and
augurs well for the future of these projects:
helping to write the human comedy of our time.

Valérie PECRESSE
President of the ile-de-France Region

Florence PORTELLI
Vice-President in charge of Culture,
Heritage, and Creation



L'ile-de-France,
terre d'accueil pour
la jeune création

Le dispositif FORTE (Fonds régional pour

les talents émergents) s'est ancré dans le
panorama de la jeune création en ile-de-France.
Avec les 38 lauréats de cette année, ce sont
quelque 200 plasticiens, musiciens, cinéastes,
chorégraphes ou metteurs en scéne qui auront
été soutenus depuis 2018.

Au-deld d'une contribution financiére
substantielle (le million d'euros alloué au
dispositif permet d'octroyer des bourses
jusqu'a 25 000 euros) la Région a souhaité que
cette aide soit assortie d'un accompagnement
professionnel complet.
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Chaque lauréat est épaulé par une structure
spécialisée qui l'aide a réaliser son projet — qu'il
s'agisse d'une piéce de théatre, d'un film, d'un
clip, d'une exposition. Soucieux de faire passer
un cap professionnel aux jeunes artistes, FORTE
veille a ce qu'ils trouvent les bons interlocuteurs.
S'insérer dans le monde professionnel, trouver
les bons réseaux : c'est un élément décisif pour
un jeune créateur de moins de 30 ans — et qu'une
seule aide pécuniaire ne garantit pas !

Ces 38 talents en début de carriére ont donc
passé plusieurs mois en symbiose avec des
centres d'art, des associations, des sociétés

de production, des thédatres, qui leur ont apporté
expérience et moyens. Cela a permis & cette
lauréate d'aborder le théme de la mémoire,

en mélant Shoah et chanson, da cette autre de
marier écoféminisme et réhabilitation d'espaces
abandonnés, en impliquant les habitants du
quartier. Ici, cela a donné naissance a un

disque sur le coup de foudre, ailleurs on a osé
un croisement inattendu entre boxe et danse
contemporaine. Pas question de travailler

en circuit fermé : parmi les récompensés figure
une troupe de cirque réunissant des intervenants
de France, Italie, Uruguay et Mexique.

Ni de suivre des voies toutes tracées : voici une
comédienne qui a réussi le grand bond depuis

sa précédente activité d'avocate pénaliste...

Si FORTE aide a consolider des vocations
individuelles, il a aussi le grand mérite de jouer
un réle de spectrographe de masse, nous
indiquant les inquiétudes et les élans de la
nouvelle génération, sans cacher ce qui fait
mal, ni oublier ce qui conforte. Questions d'exil,
d'environnement et de violence, mais aussi

de vieillesse, de dépression et de solitude, ou
encore de fraternité, de séduction et d'amour...
Le registre est large et augure bien du devenir
de ces projets : contribuer a écrire la comédie
humaine de notre temps.

Valérie PECRESSE
Présidente de la Région ile-de-France

Florence PORTELLI
Vice-présidente chargée de la culture,
du patrimoine et de la création



The Regional Fund
For
Emerging Talent

The Regional Fund for Emerging Talents (FORTE)
is a scheme created by the ile-de-France Region
in 2017 and endowed with an annual budget

of €1 million, with the purpose of supporting
young artists and creators starting out

in their professional careers.

FOoRTE launches an annual call for projects
aimed at young artists aged between

18 and 30 who have graduated or completed
a training course resulting in a qualification
in the following disciplines: visual arts, film
and audiovisual, music, and performing arts.

The scheme is designed to provide the artists
with an original form of support combining:

e financial assistance enabling talented
young artists to create their first work in the
Ile-de-France, to develop their professional
career and to become known

e support from a professional, artistic or cultural
structure, providing artistic and technical
advice, equipment or a venue, and contact
with professional networks.

FoRTE thus proposes an application process
associating young talents and support
structures, with the application being presented
either by the young artist or the group of young
artists in the form of a request for funding, or
by the support structure in the form of a grant
request.

The aid provided by the Region to young
artists in the form of a grant can be up to
€2,500 per month, for a maximum duration of
10 months. The young artist must be supported
by a professional structure. The aid provided
by the Region to the support structure in the
form of a grant can go up to €50,000, also

for projects lasting a maximum of 10 months.
In the latter case, the structure is responsible
for the artist's remuneration.

For this fifth edition of FORTE, four expert
judging panels, one per discipline, met on

9 september 2022, each chaired by an elected
official from the Region.

They selected 38 winning projects out of
the 133 applications received:

=» 7 projects for Visual Arts

=> 10 projects for Film and audiovisual
=» 13 projects for Music

=» 8 projects for Performing Arts



Le Fonds régional
pour les
talents émergents

Le Fonds régional pour les talents émergents
(FoRTE) est un dispositif créé par la Région
ile-de-France en 2017, doté d'un million
d'euros par an, avec pour objectif d'aider

les jeunes artistes et créateurs en voie

de professionnalisation.

FORTE se concreétise par un appel & projets
annuel a l'intention de jeunes artistes

de 18 & 30 ans diplédmés ou ayant suivi une
formation qualifiante dans les disciplines
suivantes: arts visuels, cinéma et audiovisuel,
musique et arts de la scéne. Il s'attache

a leur apporter un soutien original associant:

e une aide financiere permettant aux
jeunes talents de créer en ile-de-France
leur premiére ceuvre, d'avancer dans leur
professionnalisation et de se faire connaitre

® un accompagnement par une structure
professionnelle, artistique ou culturelle, pour
des conseils artistiques et techniques, la mise
a disposition de matériel ou de lieu, la mise en
relation avec des réseaux professionnels.

FoRTE propose ainsi une démarche de
candidature associant jeune talent et structure
d'accompagnement, la candidature étant
présentée soit par le jeune créateur ou le
collectif de jeunes créateurs sous forme

d'une demande de bourse, soit par la structure
d'accompagnement sous forme d'une demande
de subvention. L'aide régionale accordée

aux jeunes créateurs sous forme de bourse
peut aller jusqu'a 2 500 euros par mois, pour
une durée maximale de 10 mois.

Le jeune talent doit nécessairement étre
accompagneé par une structure professionnelle.

L'aide régionale accordée a la structure
d'accompagnement sous forme de subvention
peut aller jusqu'a 50 000 euros, également
pour des projets d'une durée maximale de

10 mois. Dans ce second cas, la structure assure
la rémunération de l'artiste.

Pour cette 5¢ édition FORTE, 4 jurys d'experts,
un par discipline, se sont réunis le 9 septembre
2022, chacun sous la présidence d'un élu
régional. Ils ont sélectionné 38 projets lauréats,
sur les 133 candidatures éligibles recues:

=» 7 projets pour les Arts visuels

=>» 10 projets pour le Cinéma et l'audiovisuel
=> 13 projets pour la Musique

=» 8 projets pour les Arts de la scéne
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Jurys FORTE#5



Les jurys du Fonds
régional pour

les talents émergents
(FORTE) se sont
réunis le 9 septembre
2022 pour désigner
les lauréats dans
quatre disciplines
artistiques.

The jury of the regional contest for young
creators, FORTE, met on September 9,
2022 nominate the winners in four artistic
disciplines.

PLASTIC ARTS JURY

Béatrice LECOUTURIER, regional councilor
of the Ile-de-France Region — President of the jury

Diane DUFOUR, director of The BAL
Ange LECCIA, visual-artist
Mathieu PERNOT, photographer

Xavier REY, director of the Musée national d'art
moderne-Centre de création industrielle Centre
Pompidou

CINEMA AND AUDIOVISUAL JURY

Anne-gouise MESADIEU, regional councilor
of the Ile-de-France Region - Special delegate of
sustainable development - President of the jury

Marie BARRACO, founder of Kandimari — General
delegate of Série Series

Kristina LARSEN, producer
Isabelle MADELAINE, producer

Elie WAJEMAN, head writer, film-maker, screen-writer

MUSIC JURY

Florence PORTELLI, vice-chairman of the ile-de-France
Region in charge of Culture, Heritage and Creation —
President of the jury

Abd al Malik, rap artist, composer

Clothilde CHALOT, cofounder of NomadMusic
and NomadPlay

Céliméne DAUDET, pianist

Donatienne HANTIN, cofounder and codirector of
L'esprit Jazz and the Jazz a Saint-Germain-des-Prés
festival

LIVE PERFORMANCE JURY

Benoit SOLES, regional councilor of the ile-de-France
Region — President of the jury

Frédérique LAZARINI, actress, stage director
Macha MERIL, actress

Delphine MOUSSIN, dance teacher and former stard
dancer of the Opéra national de Paris

Christophe RAUCK, actor, stage director, director
of the Théatre des Amandiers

JURY ARTS VISUELS

Béatrice LECOUTURIER, conseillére régionale
d'ile-de-France - présidente du jury

Diane DUFOUR, directrice du BAL
Ange LECCIA, artiste
Mathieu PERNOT, photographe

Xavier REY, directeur du Musée national d'art
moderne-Centre de création industrielle Centre
Pompidou

JURY CINEMA ET AUDIOVISUEL

Anne-Louise MESADIEU, conseillére régionale
d'lle-de-France, déléguée spéciale au
Développement solidaire — présidente du jury

Marie BARRACO, fondatrice de Kandimari,
déléguée générale du festival Série Series

Kristina LARSEN, productrice de cinéma
Isabelle MADELAINE, productrice de cinéma

Elie WAJEMAN, auteur, réalisateur, scénariste

JURY MUSIQUE

Florence PORTELLI, vice-présidente de la Région
ile-de-France chargée de la Culture,

du Patrimoine et de la Création — présidente

du jury

Abd al Malik, artiste rappeur, compositeur,
interpréte

Clothilde CHALOT, cofondatrice de NomadMusic
et NomadPlay

Céliméne DAUDET, pianiste

Donatienne HANTIN, cofondatrice et codirectrice
de l'association L'esprit Jazz et du festival Jazz
a Saint-Germain-des-Prés

JURY ARTS DE LA SCENE

Benoit SOLES, conseiller régional d'ile-de-France
— président du jury

Frédérique LAZARINI, comédienne, metteuse

en scene

Macha MERIL, comédienne

Delphine MOUSSIN, professeure de danse et
ancienne danseuse étoile du ballet de I'Opéra
national de Paris

Christophe RAUCK, comédien, metteur en scéne,
directeur du Thédatre des Amandiers
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Arts visuels/
Installation

Avec le soutien de Bright Lights Big Cities (75)

L. CAMUS-GOVOROFF

Dans les hautes herbes
nous nous sommes froles

..................................................................................
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L. CAMUS-GOVOROFF, a visual artist, graduated in
2020 from the Staatliche Hochschule fir Gestaltung in
Karlsruhe, Germany, and in 2021 from the Ecole nationale
supérieure des Arts Décoratifs in Paris (EnsAD). The artist
has also taken the Queer Art and Queer Curating course
at the Node Center in Berlin. Having attracted attention at
the 66th Salon de Montrouge, their work reflects an interest
in ecofeminist and LGBTQIA+ thinking, and is rich in varied
influences: natural medicine, medieval imagery, video
games, etc. L. Camus-Govoroff has completed residencies
at the Consulat (Voltaire) and La Folie Barbizon, and is
currently at Artagon Pantin. Their work has been exhibited
at the Galerie Bertrand Grimont, Bétonsalon, the CAC
Brétigny, and during the 100% l'expo in 2022.

10

...................................................................................

Dans les hautes herbes nous nous sommes frélés
Dans les hautes herbes nous nous sommes frélés (We
brushed against each other in the tall grass) is an exhibition
project conceived in collaboration with Le Sample,

a cultural third space based in Bagnolet. It draws on

the history of the site, formerly occupied by the Publison
studios, which was abandoned and then inhabited again,

to fuel research into the power of plants. The artist sees
the garden as an opportunity to cultivate an abandoned
site, and to see new projects come to life there, in
collaboration with local residents, emerging artists, and
the Alien She association, which works to improve the
representation of young women artists. The installation is
multi-sensorial, slipping between the exhibition space and
the garden, and is designed to give the impression of a walk
through a forest, some of it made of concrete. At the centre
of the installation is a hut, intended as a safe space,

a secure and comforting place to take refuge. There, you
can smell the decoctions of plants grown in the garden.
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L. CAM US'GOVOROFF artiste en

arts plastiques, a obtenu en 2020 un dipléme de la
Staatliche Hochschule fiir Gestaltung de Karlsruhe

en Allemagne et en 2021 de 'Ecole nationale
supérieure des Arts Décoratifs de Paris (EnsAD).
L'artiste a également suivi l'enseignement Queer Art
and Queer Curating au Node Center de Berlin. Ayant
attiré l'attention lors du 66° Salon de Montrouge,

son travail témoigne d'un intérét pour les pensées
écoféministes et LGBTQIA+, et est riche d'influences
variées: médecine naturelle, imagerie médiévale, jeux
vidéo... L. Camus-Govoroff a effectué une résidence
au Consulat (Voltaire), a la Folie Barbizon et est
actuellement a Artagon Pantin. Ses ceuvres ont été
exposées a la galerie Bertrand Grimont, & Bétonsalon,
au CAC Brétigny et lors de 100% l'expo en 2022.

Dans les hautes herbes
nous nous sommes frolés

................................................................................

Dans les hautes herbes nous nous sommes frélés

est un projet d'exposition congu en collaboration
avec Le Sample, tiers-lieu culturel installé & Bagnolet.
Il s'inspire de l'histoire du lieu, anciennement occupé
par les ateliers Publison, qui a été abandonné puis
habité a nouveau, pour nourrir une recherche autour
du pouvoir des plantes. L'artiste envisage le jardin
comme la possibilité de cultiver un lieu abandonng,
pour y voir naitre de nouveaux projets, réalisés

par exemple avec des habitants du quartier, avec
des artistes émergents ou encore avec l'association
Alien She, qui ceuvre & une meilleure représentation
des jeunes artistes femmes. L'installation est pluri-
sensorielle, se glisse entre l'espace d'exposition et

le jardin, et veut provoquer l'impression d'une balade
en forét en partie bétonnée. Au centre de l'installation,
se trouve une cabane envisagée comme un « safe
space », espace sécurisé et réconfortant ou il est
possible de se réfugier. On peut alors sentir l'odeur
de décoctions de plantes cultivées dans le jardin.
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Arts visuels/
Installation, performance

Avec le soutien de la Maison de la Culture de Seine-Saint-Denis (93)

NINA CHALOT

Le tapis brode

...................................................................................

© Nina Chalot

NINA CHALOT is a designer who graduated in 2016 from
the Ecole Nationale Supérieure de Création Industrielle
(ENSCI-Les Ateliers). Her practice straddles the boundaries
between design, performance, and sociology. She currently
combines the development of artistic projects and
collaborations with various structures in the fields of
scenography, fashion, architecture, and dance, tackling
the themes of the transformation of matter, work, and
migration. She regularly collaborates with director

Cyril Teste on artistic direction and transmission projects.
With Afghan embroiderer Farooq Gul, she founded the
association we came from.
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Le tapis brodé

Le tapis brodé (The embroidered carpet) was created

as part of the we came from association, a platform for
artistic collaboration on the theme of migration through
the creation of embroidered works. Created with children
from Bobigny and other associations, this work is a reminder
that carpets play a central role in the world's cultures. It is
a place of encounters, dramas, and joys, and readily bears
the iconographic imprint of different mythologies. For Nina
Chalot, the carpet is a theatre, a place open to all, where
everyone can have their say. That's why, for the MC93
theatre - scéne nationale de Seine-Saint-Denis in Bobigny -
she has created a large carpet that forms a flexible, mobile
stage. The carpet is embroidered with dozens of children's
drawings, which she sees as fragments of individual
narratives, brought together in a large fresco. This textile
project is a dialogue between the performing arts and

the visual arts, enabling Nina Chalot and Farooq Gul to
continue their research into the experiences of migration,
seeking to transform the way people see things.



© Ierqnc;ois Prost

NINA CHALOT est designer, diplédmée

en 2016 de I'Ecole Nationale Supérieure de Création
Industrielle (ENSCI-Les Ateliers). Sa pratique se
situe a la frontiére du design, de la performance,

et de la sociologie. Elle conjugue actuellement

le développement de projets artistiques et

des collaborations avec différentes structures
dans le domaine de la scénographie, de la mode,
de l'architecture et de la danse, abordant les thémes
de la transformation de la matiére, du travail, et

de la migration. Elle collabore régulierement avec
le metteur en scéne Cyril Teste sur des projets

de direction artistique et de transmission. Elle crée
avec le brodeur afghan Farooq Gul l'association
we came from.

Le tapis brodé
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Le tapis brodé a été créé dans le cadre

de l'association we came from, une plateforme

de collaborations artistiques abordant le théme

de la migration par la réalisation d'ceuvres

brodées. Créée avec des enfants de Bobigny

et des associations, cette ceuvre rappelle que

le tapis occupe une place centrale dans les cultures
du monde. Il est un lieu de rencontres, de drames et
de joies, et porte volontiers la trace iconographique
de différentes mythologies. Pour Nina Chalot, le tapis
est un théatre, c'est-a-dire un lieu ouvert a tous,

ou chacun peut prendre la parole. C'est pourquoi
elle a travaillé a créer, pour le théatre MC93 - scéne
nationale de Seine-Saint-Denis & Bobigny, un large
tapis qui donne forme & un plateau souple et nomade.
Sur ce tapis sont brodés des dizaines de dessins
d'enfants, qu’elle envisage comme des fragments

de récits individuels, réunis en une grande fresque.
Arts vivants et arts plastiques dialoguent dans ce
projet textile, qui permet a Nina Chalot et Farooq Gul

de poursuivre leur recherches autour des expériences
de la migration, cherchant a transformer les regards.

© we came from



Arts visuels/
Installation

Avec le soutien de Julio Artist-Run (75)

LUCIE DOURIAUD

The Next Oil

.....................................................................................................................................................................

LUCIE DOURIAUD is a sculptor who graduated from
the Ecole Nationale Supérieure d'Art et de Design of Dijon
(ENSA) in 2015 and the Ecole nationale supérieure des
Arts Décoratifs (EnsAD) in 2017. Originally from the East
of France, the artist spent her childhood in a village in the
mountains, surrounded by landscapes that still influence
her view of the environment today. Sensitive to all forms
of pollution, she approaches sculpture as an apprehensive
alchemist, questioning, for example, the future of plastic
materials during a visit to Reunion Island in 2018, thanks
to a grant from the Ateliers Médicis. She was a resident
at Villa Belleville in 2020, and winner of the Art of Change
prize in 2021.

14

GpP

© Salim Santa Lucia et avec le soutien de ['ADA

The Next Oil

The Next Oil is an installation project comprising a series
of sculptures, which Lucie Douriaud sees as reminiscent

of the seventeen known and exploited rare-earth elements
(scandium, yttrium, lanthanum, etc.). Concerned about

the future of landscapes and their exploitation by human
beings, Lucie Douriaud draws her inspiration from pedology,
a science focused on the formation and evolution of

soils, to produce hybrid sculptural works, involving

both traditional sculptural materials (plaster, etc.) and
synthetic matter. In 2018, during a residency in Texas,

she took an interest in oil, an over-exploited fossil fuel,

by creating the installation S(oil), composed of a mixture
of plaster and various plastic materials. In the same vein,
the first sculptures in the series The Next Oil are made

of plaster and stainless-steel filings, in other words, waste
from industrial recycling. More recently, the artist has
collaborated with a glassmaker, who has accompanied
her in her experiments with materials, and with a geologist,
who has given her a better understanding of the physical
characteristics of various ores used in the energy transition.
Lucie Douriaud's body of work forms an environment

in which visitors can move around freely, reflecting

on the relationship between humans and landscapes.



© Salim éaﬁta Lucia et avec le soutien de 'ADAGP

LUCIE DOURIAUD est sculptrice,

diplémée de 'Ecole Nationale Supérieure d'Art et

de Design de Dijon (ENSA) en 2015 et de 'Ecole
nationale supérieure des Arts Décoratifs (EnsAD)

en 2017. Originaire de l'est de la France, l'artiste

a passé son enfance dans un village d'altitude,
entourée de paysages qui influencent encore
aujourd’'hui son regard sur l'environnement.
Sensible a toutes formes de pollution, elle approche
la sculpture en alchimiste inquiéte, interrogeant

par exemple le devenir des matiéres plastiques lors
d'une invitation sur l'ile de la Réunion en 2018, grdace
a une bourse des Ateliers Médicis. Elle a été résidente
de la Villa Belleville en 2020, et lauréate du prix

Art of Change en 2021.

The Next Oil

................................................................................

The Next Oil est un projet d'installation comprenant
un ensemble de sculptures, qui rappellent selon
Lucie Douriaud les dix-sept terres rares connues et
exploitées (scandium, yttrium, lanthane...). Soucieuse
du devenir des paysages et de leur exploitation par
I'homme, Lucie Douriaud s'inspire de la pédologie,
science s'intéressant a la formation et & l'évolution
des sols, pour produire des ceuvres sculpturales
hybrides, en travaillant aussi bien avec les matériaux
traditionnels de la sculpture (platre...) qu'avec des
matiéres synthétiques. En 2018, elle s'était intéressée
au pétrole lors d'une résidence au Texas, une énergie
fossile surexploitée, en réalisant l'installation S(oil),
composée d'un mélange de platre et de différentes
matiéres plastiques. Dans la méme lignée, les
premiéres sculptures de la série The Next Oil sont
faites de platre et de limaille de métaux inoxydables,
autrement dit de déchets issus d'un recyclage
industriel. Plus récemment, l'artiste a collaboré

avec un artisan verrier qui 'a accompagné dans

ses expérimentations de matiéres, ainsi qu'avec

un géologue, qui lui a permis de mieux connaitre

les caractéristiques physiques de difféerents minerais
de la transition énergétique. L'ensemble d'ceuvres
que propose Lucie Douriaud forme un environnement
dans lequel le visiteur circule librement pour mieux
réfléchir a la relation de 'homme aux paysages.

© Salim Santa Lucia et avec le soutien de 'ADAGP

15



Arts visuels/
Installation immersive

Avec le soutien de la Fondation Fiminco (93)

GABRIEL MORAES AQUINO
Sol, sol sol sur la téte

..................................................................................

© Gabriel Moraes Aquino

GABRIEL MORAES AQUINO, a visual artist and cultural
actor born in Brazil, has been living in France since 2017. A
graduate of the Ecole Nationale Supérieure des Beaux-Arts
(ENSBA), he has been a resident at the Cité des Arts, the
Fiminco Foundation, and is now at Artagon Pantin, exploring
plastic photography, video, and performance. He has
worked on projects for emancipation and the construction
of a shared culture, with partners such as Nicolas Faubert
and the Heart Street association. His work, exhibited
individually and collectively in places such as Sogetsu Plaza
in Japan, the A4 Museum in China, and the Niki Residence in
Germany, has also been shown in France at La Grande Halle
de La Villette and the Bourse de Commerce - Collection
Pinault in 2023. On this occasion, he collaborated on an
educational project with the Institut National des Jeunes
Aveugles, alongside Nicolas Faubert, Richard Sears, and
young people from the institute. Moraes Aquino is also
involved in social projects in various French secondary
schools, in collaboration with bodies such as La Villette,
Ateliers Médicis, and the Orange Rouge association.
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Sol, sol, sol sur la téte

Sol, sol, sol sur la téte (Ground, ground, ground on your
head) is an immersive, decentralised journey by Gabriel
Moraes Aquino, exploring the acceleration of the Earth's
rotation. This phenomenon, common to all human

beings, is explored through different temporalities and
spaces, highlighting our shared condition. In 2022-2023,

he collaborated with a number of artists and cultural,
scientific, and literary players, including Nicolas Faubert,
Farid Kati, Richard Sears, Lena Peyrard, Alex Rousseau-
Jamard, Joyce Mendy "DJ Sakeul", Yulong Song, Ren Anyi,
Mona Young-eun Kim, Robert Hulland, Nicolas Lackovic,
and an ensemble of dancers. S. Kande Ntumba "Bboy
Omega"“, N. Randriamanalina "Nara”, D. Barbieri "Dani",

L. Quan "Quan ten", R. Aziki "ZK Flash", A. Noel "Bgirl Aby",

J. Ortola "Funky-3", L. Nomenjanahary "Latie” and many
more. The project, a network of interconnected works in
different formats, includes an interactive sound work that
comes alive when touched, a hybrid sculpture between a
deckchair and a treadmill, a video installation illustrating

a body in perpetual fall and rise, and window-screens
revealing the double lives of individuals oscillating between
dance and various other professions. Awarded the Cultural
Olympiad label, the project has already been presented

in a number of venues, including the Bourse de Commerce,
the Beaux-Arts de Paris, and the Institut National des
Jeunes Aveugles. For Paris 2024, in partnership with Nicolas
Faubert and the Department of Seine-Saint-Denis, new
parts of the project will emerge, and will be unveiled to the
public at the Paul Eluard Museum of Art and History in Saint-
Denis and its satellites among others.
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GABRIEL MORAES AQUINO,

plasticien et acteur culturel né au Brésil, vit en France
depuis 2017. Diplémé de Ecole Nationale Supérieure
des Beaux-Arts (ENSBA), il a été résident a la Cité des
Arts, la Fondation Fiminco et est & présent a Artagon
Pantin, explorant la photographie plasticienne, la
vidéo et la performance.

Il a travaillé a des projets pour I'émancipation et

la construction d'une culture commune, avec des
partenaires comme Nicolas Faubert et l'association
Heart Street. Son ceuvre, exposée individuellement
et collectivement dans des endroits tels que

la Sogetsu Plaza au Japon, le musée A4 en Chine,

et la résidence Niki en Allemagne, a également été
présentée en France a La Grande Halle de La Villette
et a la Bourse de Commerce - Collection Pinault en
2023. A cette occasion, il a collaboré sur un projet
éducatif avec l'Institut National des Jeunes Aveugles,
aux cotés de Nicolas Faubert, Richard Sears

et des jeunes de l'institut. Moraes Aquino participe
aussi a des projets sociaux dans divers colléges
francgais, en collaboration avec des entités telles
que La Villette, les Ateliers Médicis et l'association
Orange Rouge.

Sol, sol, sol sur la téte

................................................................................

Sol, sol, sol sur la téte est un parcours immersif

et décentralisé de Gabriel Moraes Aquino, abordant
l'acceélération de la rotation terrestre. Ce phénomene,
commun a tous les étres humains est exploré a
travers diverses temporalités et espaces, soulignant
notre condition partagée.

Durant 2022-2023, Il a collaboré avec de nombreux
artistes et acteurs culturels, scientifiques et
littéraires comme Nicolas Faubert, Farid Kati, Richard
Sears, Lena Peyrard, Alex Rousseau-Jamard, Joyce
Mendy "DJ Sakeul", Yulong Song, Ren Anyi, Mona
Young-eun Kim, Robert Hulland, Nicolas Lackovic,

et un ensemble de danseurs: S. Kande Ntumba "Bboy
Omega”, N. Randriamanalina "Nara”, D. Barbieri
"Dani", L. Quan "Quan ten", R. Aziki "ZK Flash", A. Noel
“Bgirl Aby", 3. Ortola "Funky-3", L. Nomenjanahary
“Latie” etc.

Le projet, un réseau d'ceuvres interconnectées

en différents formats, comprend une oceuvre sonore
interactive qui s'anime au toucher, une sculpture
hybride entre transat et tapis de course, une
installation vidéo illustrant un corps en perpétuelle
chute et relevement, et des fenétres-écrans qui
dévoilent la double vie des individus oscillant entre
la danse et diverses autres professions.

Labellisé Olympiade Culturelle, le projet a déja

été présenté dans divers lieux dont la Bourse

de Commerce, les Beaux-Arts de Paris, et

l'Institut National des Jeunes Aveugles. Pour

Paris 2024, en partenariat avec Nicolas Faubert

et le Département de Seine-Saint-Denis, d'autres
volets du projet émergeront et seront notamment

& découvrir au Musée d'Art et d'Histoire Paul Eluard
de Saint-Denis et ses satellites.
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Arts visuels/

Exposition, vidéeo, publication

Avec le soutien de Glassbox (75)

CAMILLE JUTHIER
Dancing Cells

..................................................................................

© Melodie Blaison - Mathis Payet Descombes

CAMILLE JUTHIER is a visual artist working in sculpture,
installation, video, and performance. After obtaining

a degree in philosophy from the Université Jean Moulin

in Lyon, she completed a master's degree at the Ecole

des Beaux-Arts of Nantes Saint-Nazaire. A FORTE prize-
winner with Glassbox Paris, where she has a residency

and a personal exhibition, she is also a resident at Artagon
in Pantin. In recent years she has exhibited at the Frac
Pays-de-la-Loire, the Fondation Fiminco, the Ateliers
Médicis, the Fondation Ricard, the 64t Salon de Montrouge,
and the IAC in Villeurbanne. Her work has been awarded
the Prix Artiste-Chercheur by the Ateliers Médicis in 2019,
and the Art of Change prize in 2021.
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Dancing Cells

Dancing Cells is a multidisciplinary project combining
filmed interviews with therapists and neuroatypical people,
the creation of installations and sensory objects, and a
publication. Camille Juthier's productions for this project
are freely inspired by the research of Joél Sternheimer,
physicist and musician, centred around the therapeutic
properties of music. She was interested in the hypothesis
he developed: each protein present in the organic world
has a corresponding melody, which he calls proteody.

This implies that sound has an influence on their production,
inhibiting or stimulating it. “Metaphorically,” the artist
points out, "this theory can lead us to imagine each of

the cells in an organism being treated, dancing to heal or
regain a state of solace. The Dancing Cells project began
with a filmed investigation with her brother Simon Juthier,
an autistic spectrum disorder sufferer, whom she followed
in his therapeutic activities in his home in Belgium, then with
a boxing therapist, Wilfrid Astier, in Paris, and with Anais
Rolez, creator of a school for autistic spectrum disorder
sufferers in Nantes, and so on. Finally, this video material
takes shape in an installation and in objects inspired by
sensory objects designed for neuroatypical people, which
the public will be able to discover and experience at
Glassbox Paris.
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CAM".LE JUTHIER est une plasticienne

pratiquant la sculpture, linstallation, la vidéo et

la performance. Aprés une licence de philosophie
obtenue a l'université Jean Moulin de Lyon, elle
réalise un master & 'Ecole des Beaux-Arts de Nantes
Saint-Nazaire. Lauréate FORTE avec Glassbox Paris,
ou elle bénéficie d'une résidence et d'une exposition
personnelle, elle est également résidente d'Artagon
& Pantin. Elle a exposé ces derniéres années au Frac
Pays-de-la-Loire, & la Fondation Fiminco, aux Ateliers
Médicis, & la Fondation Ricard, lors du 64° Salon

de Montrouge ou a l'lAC de Villeurbanne, son travail
a été recompensé en 2019 du prix Artiste-chercheur
des Ateliers Médicis, et du prix Art of Change en 2021.

Dancing Cells

................................................................................

Dancing Cells est un projet pluridisciplinaire mélant
des entretiens filmés avec des thérapeutes et
personnes neuroatypiques, la création d'installations
et d'objets sensoriels, et une édition. Les productions
de Camille Juthier pour ce projet sont librement
inspirées des recherches de Joél Sternheimer,
physicien et musicien, autour des propriétés
thérapeutiques de la musique. Elle s'est intéressée

a l'hypothese qu'il développe: a chaque protéine
présente dans le monde organique, correspond une
mélodie, qu'il nomme protéodie. Cela implique que le
son a une influence sur leur production, l'inhibant ou
la stimulant. Métaphoriquement, souligne l'artiste,
cette théorie peut nous laisser imaginer chacune
des cellules d'un organisme & soigner, danser pour
guérir ou retrouver un état d'apaisement. Le projet
Dancing Cells a débuté avec une partie d'enquéte
filmée, avec son frere Simon Juthier, atteint de
troubles du spectre autistique, qu'elle a suivi dans ses
activités thérapeutiques au sein de son foyer de vie
en Belgique, puis avec un thérapeute boxeur, Wilfrid
Astier, a Paris, et avec Anais Rolez, créatrice d'un
college pour personnes présentant des troubles du
spectre autistique & Nantes, etc. Enfin, cette matiére
vidéo prend corps dans une installation et dans des
objets inspirés d'objets sensoriels pensés pour les
personnes neuroatypiques, que le public pourra
découvrir et expérimenter a Glassbox Paris.

'
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© Camille Juthier



Arts visuels/
Livre

Avec le soutien de la Ménagerie de Verre (75)

JACQUES-MARIE LIGOT
Atlas des gestes
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© Jacques Ligot

JACQUES-MARIE LIGOT is an architect and
independent researcher. Trained at the Ecole Nationale
Supérieure d'Architecture (ENSA) Paris-Val de Seine, where
his dissertation “Danser en architecte” (Dancing as an
architect) was awarded first class honours in 2017, he is
also a graduate of the Ecole Nationale Supérieure des
Techniques et Industries du Bois of Epinal. He has worked
with French, Japanese, and Chilean agencies: ChartierDalix
and Ishigami + Associates, Moreau Kusunoki, Estierra, and
Plan comun. Jacques-Marie Ligot's research explores

the fabrication of space through the study of gestures

and the relationship between dance and architecture.

His work has been exhibited at An Architecture of Necessity
in Sweden, at Bozar in Brussels, at C.I.V.A in Brussels, with
Ateliers Medicis, and at Domestic cults in Nantes in 2022.
Working in his architecture studio on the Aubrac Regional
Nature Park, he also teaches at ENSA in a project entitled
Inconfortable workshop and co-organises the Rencontres
at Formalocalin Paris.

20

...................................................................................

Atlas des Gestes

Atlas des Gestes follows in the footsteps of Jacques Ligot's
reflections on dance, gesture, and architecture. It is a
non-exhaustive collection of images, sketches, and stories
whose ambition is to tell an alternative history of the ile-
de-France metropolis since medieval times by questioning
places of spontaneous dance, such as the forecourt of the
Bibliotheque nationale de France in the 13t arrondissement,
the hall of the Centquatre, or the Seine's banks. Through
these places, the idea is to look at how the freedom to
dance in the city and the control of bodies has historically
been accompanied by the development of specific
architecture and urban planning. The idea is also to
develop specifications for the creation of a public space
for dance that illustrates the principles of an “architecture
of attention”. The booklet takes the form of an illustrated
guide, the fruit of both fieldwork and documentary
research. Archives and testimonies from dancers, urban
planners, residents, and historians all come together in
this Atlas, which pays tribute to those who make and tell
the story of the city through dance, and who, through their
gestures, reveal and criticise the sometimes unsuspected
forms of hospitality in specific places.
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JACQUES-MARIE LIGOT est

architecte et chercheur indépendant. Formé a
I'Ecole Nationale Supérieure d'Architecture (ENSA)
Paris-Val de Seine ou son mémoire « Danser en
architecte » a recu la mention tres bien en 2017,

il est également diplémé de l'Ecole Nationale
Supérieure des Techniques et Industries du Bois
d'Epinal. Il a collaboré avec des agences frangaises,
japonaises et chiliennes: ChartierDalix et Ishigami

+ Associates, Moreau Kusunoki, Estierra et Plan
comun. Par ses recherches, Jacques-Marie Ligot
interroge la fabrication de l'espace par l'étude des
gestes et les relations entre danse et architecture.

Il a été exposé chez An Architecture of Necessity en
Suéde, au Bozar de Bruxelles, au C.I.V.A a Bruxelles,
avec les Ateliers Medicis et chez Domestic cults

a Nantes en 2022. Travaillant au sein de son studio
d'architecture dans le parc naturel régional de
l'Aubrac, il enseigne également en ENSA au sein d'un
projet intitulé Inconfortable workshop et co-organise
les Rencontres chez Formalocal a Paris.

Atlas des Gestes

................................................................................

Atlas des Gestes s'inscrit dans la lignée des
réflexions entamées par Jacques-Marie Ligot

sur la danse, les gestes et l'architecture. Il s'agit
d'un recueil non exhaustif d'images, de croquis,

et d'histoires ayant pour ambition de raconter une
histoire alternative de la métropole Francilienne
depuis l'époque médiévale en questionnant

les lieux de danse spontanée, tels que le parvis

de la Bibliothéque nationale de France dans

le 13¢ arrondissement, le hall du Centquatre ou
encore les quais de la Seine. A travers ces lieux,

il s'agit de regarder comment la liberté de danser
en ville et le contréle des corps s'‘accompagne
historiquement de la mise en place d'une architecture
et d'un urbanisme spécifique. L'idée est également
de développer un cahier des charges pour la
création d'un espace public pour la danse illustrant
les principes d'une « architecture de l'attention ».
Le livret prend la forme d'un guide illustré, fruit

a la fois d'un travail de terrain et de recherches
documentaires. Archives et témoignages de
danseurs, d'urbanistes, d'habitants et d'historiens
dialoguent ainsi dans cet Atlas, qui souhaite rendre
hommage a celles et ceux qui fabriquent et racontent
la ville en dansant et qui par leurs gestes, révélent
et critiquent les formes d'hospitalités parfois
insoupconnées de certains lieux.
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Arts visuels/

Installation multimedia immersive

Avec le soutien de la Fondation Fiminco (93)

WINNIE MO RIELLY

La vie en soi a travers toi,
decoule d'une vision hors

champs

...................................................................................

© Salim Santa Lucia

WINNIE MO RIELLY is a visual artist working in sculpture,
photography, and performance. Born in London, she is
particularly interested in the body and the promiscuity

of inhabited spaces. She graduated with honours from

the Ecole Nationale Supérieure des Beaux-Arts de Paris
(ENSBA) in 2020 and was awarded the Chaumet Nature

and Architecture prize in 2019, the Fondation de France
multimedia prize in 2020, and the Société Générale prize in
2021. The artist took part in the 69t Jeune Création festival
and showed her work during the Rencontres d'Arles in 2021.
She has been in residency at the Orfevrerie de Saint-Denis,
Poush Manifesto, and the Fiminco Foundation. In 2018, at the
Camden Art Center, she created a one-hour performance
entitled Leg in conversation.
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La vie en soi a travers toi, découle d'une vision

hors champs

La vie en soi a travers toi, découle d'une vision hors
champs (Life itself through you, stems from an out-of-
field vision) is a series of sculptures that invoke Winnie

Mo Rielly's interest in the body. Staged in this installation,
the body appears “disjointed”, “fragmented”, as the

artist puts it, and tells of a battered intimacy that needs
to be restored in order to rediscover a relationship with
others. The environment she creates is also intended to
evoke, on a small scale, the immensity of a city that needs
to be reappropriated. To do this, the artist transforms

the amplitude of the work into a performative space:
accomplices come to converse and move around it, the aim
being to provoke an encounter between human bodies

and the sculptural forms. Each of these performances is
photographed, filmed, and their sound recorded. The artist
has also devised a whole schedule of meetings with women
who follow her work and, like her, work around the body.

In parallel, research is being carried out into the thinking
of Judith Butler, Silvia Federici, Donna Harraway, and Bell
Hooks. These encounters and reflections feed an edition
that retraces the stages of the project.



© Kenza Meunier

WINNIE MO RIELLY est une plasticienne

pratiquant la sculpture, la photographie et la
performance. Née a Londres, elle s'intéresse
notamment au corps et & la promiscuité induite par
les espaces habités. Diplomée avec les félicitations
de l'Ecole Nationale Supérieure des Beaux-Arts de
Paris (ENSBA) en 2020, elle a été lauréate du prix
Nature et Architecture de Chaumet en 2019, du

prix multimédia de la Fondation de France en 2020
et du prix de la Société Générale en 2021. L'artiste a
participé a la 69¢ édition du festival Jeune Création,
et a montré son travail durant les Rencontres d'Arles
de 2021. Elle a été en résidence a I'Orfévrerie de
Saint-Denis, a Poush Manifesto et a la Fondation
Fiminco. En 2018, au Camden Art Center, elle réalise
une performance d'une heure intitulée Leg in
conversation.

La vie en soi a travers toi,
découle d'une vision hors
champs

................................................................................

La vie en soi a travers toi, découle d'une vision
hors champs est une série de sculptures qui
invoquent l'intérét de Winnie Mo Rielly pour le
corps. Mis en scéne dans cette installation, celui-ci
apparait « décousu », « fragmenté » dit l'artiste,

et raconte une intimité malmenée, a restaurer

pour retrouver le rapport a autrui. L'environnement
qu'elle compose veut également évoquer, a petite
échelle, l'immensité d'une ville, qu'il s'agit de se
réapproprier. Pour ce faire, l'artiste transforme
I'amplitude de l'ceuvre en espace performatif:

des complices viennent y converser et s'y mouvoir,
l'ambition étant de provoquer une rencontre entre
les corps humains et les formes sculpturales.
Chacune de ces performances est photographiée,
filmée et enregistrée par des prises de son. L'artiste
a également imaginé tout un agenda de rencontres,
avec des femmes qui suivent son travail et travaillent,
comme elle, autour du corps. Des recherches sont
menées en paralléle sur les pensées de Judith
Butler, Silvia Federici, Donna Harraway et Bell
Hooks. Ces rencontres et ces réflexions nourrissent
une édition qui retrace les étapes du projet.
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Cinema
et audiovisuel




Cinéma & audiovisuel/
Moyen metrage

Avec le soutien de Luzeronde Films (75)

ALEXANDRE BUYUKODABAS
Par-dessus bord

© Alexandre Buylkodabas

ALEXANDRE BUYUKODABAS, born in Vitry-sur-Seine in
the Parisian suburbs, has been marked in his childhood by
the time he spent learning music at the Conservatoire. After
studying law, he enrolled at the Ecole nationale supérieure
Louis-Lumiére, where he studied filmmaking. Since 2016,

he has divided his time between directing projects,

filming as an assistant director, and working as a critic

for the magazine Les Inrockuptibles. He is also a member

of the association Pagaille, which specialises in audiovisual
creation, and the Association francaise des Critiques

de Séries, where he takes part in specialised podcasts.
Alexandre Buyukodabas has recently chosen to explore his
Turkish origins through fiction, experimenting with narrative,
sound, and vision.
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Par-dessus bord

Par-dessus bord (Overboard), cowritten with French
writer-director Manon Pietrzak, is a film with a composite
aesthetic. Influenced by Manon Pietrzak's documentary
work on the unconscious transmission of memories and
family anxieties, and fuelled by Alexandre's questions
about his dual culture, the film combines different visual
and sound registers, using Super 8 film, the DV camera,
the photo-novel, and digital shots. From the Istanbul of
the 1970s to the Marseille of today, a sensitive continuity
is established between two cities and two eras, allowing
two destinies to be illuminated in mirror image. Deniz,

a young woman from Marseille whose parents have kept
her from her Turkish origins, receives an anonymous parcel
containing family photos and an audio cassette. From
these items emerges the figure of a private detective
investigating the disappearance of Alev Karagdz,

Deniz's great-aunt, of whose existence she was unaware.
Par-dessus bord plays on a fragmented narrative and
the variety of media used. The construction of the

film is based on the principle of Russian dolls, where
narrative elements are nested within each other, such

as the investigation report and fragments of memories,
integrated into the fiction in the form of a photo-novel

or a Super 8 film.



© Clément Stalhberger

ALEXANDRE BUYUKODABAS,

né a Vitry-sur-Seine en banlieue parisienne, a été
marqué pendant son enfance par l'apprentissage

de la musique au Conservatoire. Aprés avoir démarré
des études de droit, il intégre 'Ecole nationale
supérieure Louis-Lumiere et s'y forme au cinéma.
Depuis 2016, il partage son activité entre des projets
de réalisation, des tournages en tant qu'assistant
mise en scéne et une activité de critique pour

le magazine Les Inrockuptibles. Il est également
membre de l'association Pagaille, spécialisée dans

la création audiovisuelle, et de ['Association frangaise
des Critiques de Séries, au sein de laquelle il participe
& des podcasts spécialisés. Récemment, Alexandre
Bliylikodabas a choisi d'interroger ses origines
turques par la fiction, a travers des expérimentations
narratives, sonores et visuelles.

Par-dessus bord

................................................................................

Par-dessus bord, coécrit avec Manon Pietrzak,
scénariste et réalisatrice francaise, est un film

a l'esthétique composite. Influencé par le travail
documentaire de Manon Pietrzak sur la transmission
inconsciente des souvenirs et des angoisses
familiales, et nourri par les questionnements
d'Alexandre sur sa double culture, le film combine
différents registres visuels et sonores, a l'instar

du film Super 8, de la caméra DV, du roman-photo
et des prises de vues numériques. De l'Istanbul des
années 70 au Marseille d'aujourd’hui, une continuité
sensible s'établit entre deux villes et deux époques,
et permet a deux destins de s'éclairer en miroir.
Deniz, jeune marseillaise maintenue éloignée

de ses origines turques par ses parents, regoit un
colis anonyme contenant des photos de famille

et une cassette audio. A partir de ces éléments
apparait la figure d'un détective privé qui enquéte
sur la disparition d'Alev Karagdz, grand-tante

de Deniz dont elle ignorait l'existence.

Par-dessus bord joue sur une narration fragmentée
et sur la variété des supports utilisés. La construction
du film s'appuie en effet sur le principe des poupées
russes, ou des éléments narratifs sont imbriqués

les uns dans les autres, comme le rapport d'enquéte
et des fragments de souvenirs, intégrés dans la
fiction sous la forme d'un roman-photo ou d'un film
en Super 8.
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Cinema & audiovisuel/
Court metrage

Avec le soutien de Mondina Films (94)

MEHDI HAMNANE

Suleyman

..................................................................................

© Mondina Films

MEHDI HAMNANE, born in Colombes in the Hauts-de-
Seine department, has had a passion for cinema from an
early age, and has dreamed of directing since the age of 8.
After passing his baccalauréat, he entered the ESRA Paris
film school in 2012. Made in 2015 with the help of his brother
Yanis, his graduation short film Talion was selected for
over twenty festivals around the world and won numerous
awards. In 2017, he was chosen to take part in the “Factory”,
a programme created by Dominique Welinski with the
Quinzaine des Réalisateurs to help new talent emerge on
the international scene. With Mariam El Ferjani, he cowrote
and codirected the short film Omerta in 2018, as part of
the Tunisia Factory, which had its world premiere at the
Quinzaine des Réalisateurs in 2018.
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Suleyman

Suleyman is a short film developed from 2019, when

Mehdi Hamnane and his brother Yanis met Anne Berjon

from Mondina Films. After several years of writing and
financing, they set about making the film in 2022, which
was completed in 2023. A 15-minute short, Suleyman tells
the story of a Senegalese migrant awaiting regularisation

in a Paris housing estate. He works with Kader, a drug dealer
from the north of Paris, and meets young Ibrahim, a sixteen-
year-old lookout on probation, when he is forced to take

up residence on the roof of one of the empty buildings

on the estate. Suleyman and Ibrahim look at each other
suspiciously at first. Gradually, they grow closer and find
comfort in this unexpected friendship. Without tackling

the subject of migration head-on, Mehdi and Yanis use the
characters of Suleyman and Ibrahim, opposites who attract
and complement each other, to reflect on poverty and what
it drives us to do. Through this collective project, the two
brothers continue their exploration of themes as varied as
social determinism, identity, and the place we accept within
a group, whether consciously or unconsciously.



© Quinzaine des cinéastes

MEHDI HAM NAN E né a Colombes dans

les Hauts-de-Seine est passionné de cinéma des

son plus jeune age, et réve de réalisation depuis
l'dge de 8 ans. Aprés avoir obtenu son baccalaureéat,
il entre a 'école de cinéma ESRA Paris en 2012.
Réalisé en 2015 avec la complicité de son frere
Yanis, son court-métrage de fin d'études Talion a été
sélectionné dans plus d'une vingtaine de festivals

a travers le monde et primé de nombreuses fois.

En 2017, il est choisi pour participer & la « Factory »,
programme créé par Dominique Welinski avec

la Quinzaine des Réalisateurs afin de faire émerger
de nouveaux talents sur la scéne internationale.
Avec Mariam El Ferjani, il coécrit et coréalise le court-
métrage Omerta en 2018, dans le cadre de la Tunisia
Factory, dont la premiere mondiale a lieu a la
Quinzaine des Réalisateurs en 2018.

Suleyman

................................................................................

Suleyman est un court-métrage développé a partir
de 2019, alors que Mehdi Hamnane et son frére Yanis
rencontrent Anne Berjon de Mondina Films. Apres
plusieurs années d'écriture et de financement, ils

se lancent en 2022 dans la réalisation de ce film,
acheve en 2023. Court-métrage de 15 minutes,
Suleyman relate 'histoire d'un migrant sénégalais en
attente de régularisation dans une cité parisienne.

Il est amené a travailler avec Kader, dealer du

nord parisien, et fait la rencontre du jeune Ibrahim,
guetteur de seize ans en liberté surveillée, alors
qu'il est contraint de s'installer sur le toit de

l'un des immeubles vides de la cité. Suleyman

et Ibrahim se regardent d'abord avec méfiance.
Progressivement, ils vont se rapprocher et trouver
du réconfort dans la survenue de cette amitié
inattendue. Sans attaquer frontalement le sujet

de la migration, Mehdi et Yanis se servent des
personnages de Suleyman et d'Ibrahim, figures
opposeées qui s'attirent et se compléetent, pour
mener une réflexion sur la misére et ce qu'elle

nous pousse & faire. A travers ce projet mené de
maniére collective, les deux fréres poursuivent

leur exploration de thématiques aussi variées

que le déterminisme social, l'identité et la place

que l'on accepte au sein d'un groupe, consciemment
ou inconsciemment.
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Cinema & audiovisuel/
Série d'animation

Avec le soutien de Novanima Productions (92)

ISIS LETERRIER
Saisons d'Oiseaux

.....................................................................................................................................................................

Saisons d'Oiseaux

Saisons d'Oiseaux (Seasons of birds) is an animated
series on the theme of birds and time, conceived as a
calendar whose 12 episodes each correspond to a month
of the year, guiding us through the avian phenomena
that punctuate the passage of time and the seasons.
Each 4-minute episode paints the portrait of a species,
through the behaviours it adopts at a particular time of
year. Other birds are also featured in the background,

to set the general mood for the season. Isis Leterrier has
chosen to make her characters exclusively from authentic
feathers, gleaned over time or collected through an
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appeal for donations. The bird, whether in urban or natural

ISIS LETERRIER studied for a levelling course in applied el st (TG ey G SEelarizeiy, IS Binke el e G [plese:

arts (MANAA) and a Diplome des Métiers d'Art in animated
film at the Lycée technique Marie-Curie in Marseille, before
entering the Ecole des Métiers du Cinéma d'Animation
(EMCA) in Angouléme, where she made two student films
June and Silence. Just after graduating in 2018, she took
part in France Télévisions En Sortant de I'Ecole call for
projects and directed the short film Nature, adapted from
Jean Tardieu's poem of the same name. This film for a young
audience will be screened at the Annecy and Clermont-
Ferrand Festivals, among others. By turns poetic, musical,
or documentary, her work explores her fascination with

on the screen by the persistence of an element that once
belonged to it. The richness of the patterns and textures
of the feathers in this way pays tribute to the beauty of
the animal world. This technique is a mean of representing
the bird in a way that is faithful to it without betraying it,
while inviting contemplation and imagination.

nature, microcosms, and the relationship between humans
and ecosystems.
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ISIS LETERRIER réalise une mise d niveau

en arts appliqués (MANAA) et un Dipléme des
Métiers d'Art en Cinéma d'Animation au Lycée
technique Marie-Curie a Marseille, avant d'entrer

a l'Ecole des Métiers du Cinéma d’Animation

(EMCA) a Angouléme, ou elle réalise ses deux films
d'étudiante June et Silence. Juste apreés son dipléme
en 2018, elle participe a l'appel a projet de France
Télévisions En Sortant de I'Ecole et réalise le court-
métrage Nature, adapté du poéme éponyme de Jean
Tardieu. Ce film jeunesse sera notamment projeté
aux Festivals d'Annecy et de Clermont-Ferrand.

Tour & tour poétiques, musicaux et documentaires,
ses travaux explorent sa fascination pour la nature,
les microcosmes et les relations entre 'humain

et les écosystémes.

Saisons d'Oiseaux

................................................................................

Saisons d'Oiseaux est une série d'animation sur

le theme des oiseaux et du temps, congue comme

un calendrier dont les 12 épisodes correspondent
chacun & un mois de l'année, nous guidant a travers
les phénomeénes aviaires qui rythment le passage

du temps et des saisons. Chaque épisode de

4 minutes dresse le portrait d'une espece, a travers
des comportements qu'elle adopte a un moment
particulier de l'année. D'autres oiseaux figurent
également au second plan, afin d'installer l'ambiance
générale de la saison. Isis Leterrier fait le choix

de fabriquer ses personnages exclusivement a partir
de plumes authentiques, glanées au fil du temps

ou récoltées par un appel aux dons. L'oiseau, qu'il soit
urbain ou issu des milieux naturels, migrateur ou
sédentaire, est ainsi rendu omniprésent a l'écran,

par la persistance d'un élément qui lui a appartenu.
La richesse des motifs et des textures des plumes
ainsi mise en scene rend hommage a la beauté

du monde animal. Cette technique est un moyen

de représenter l'oiseau d'une maniére qui lui est fidele
sans le trahir, tout en invitant a la contemplation

et a l'imaginaire.
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Cinema & audiovisuel/
Court-meétrage

Avec le soutien de Moderato (75)

JULIEN MANZI

..................................................................................

© Juli.en-Mcmzi

JULIEN MANZI, writer-director born in Seine-Saint-Denis,
spent most of his childhood in Essonne, where he taught
himself to write stories that fit him. In 2020 he took part

in a three-month screenwriting course at the Kourtrajmeé
school in Clichy-Montfermeil, while completing his studies
at Sciences Po Paris. In October 2022 and until July 2023,
he became programme advisor for series under the
“Création Originale" label of French broadcaster Canal
Plus where he is responsible for project management and
supervision of series from writing to broadcasting. He also
works as a scriptwriter on a number of series currently
being broadcast or in development.
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Boma Yé

Boma Yé, a fifteen-minute short film, is set in the world

of semi-professional boxing and deals with the tragic
consequences of violence. The story's main character, Elie,
has stayed away from the rings ever since his last fight
left his opponent in a coma, and he is gradually becoming
prisoner of his own guilt. But what makes Boma Yé so
special is that it talks about violence without showing it,

in order to promote a certain logic of resilience without
falling into a form of miserabilism or Manichaeism.

The training hall becomes a place of expression and a
framework for physical strength, a place where young
people can not only acquire sporting skills but also build
their identity. Through the portrait of a man, Julien Manzi's
fiction is the result of a long process of maturation and
goes beyond the stereotypes and clichés associated with
masculinities. From an uncompromising vision of the trauma
to the path of introspection, Boma Yé manages to talk
about the fight while placing it in the space of the
"off-screen”, which gives the film a singular strength.
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JULIEN MANZI auteur-réalisateur né en

Seine-Saint-Denis, a passé l'essentiel de son enfance
en Essonne ou il se forme en autodidacte a 'écriture
d'histoires qui lui ressemblent. Il réalise en 2020 trois
mois de session d'écriture scénaristique dans l'école
Kourtrajmé de Clichy-Montfermeil, parallélement

a la fin de ses études & Sciences Po Paris. En octobre
2022 et jusqu'en juillet 2023, il devient conseiller
programme pour les séries du label « Création
Originale » du diffuseur francais Canal Plus ou

il est notamment en charge de la gestion de projet
et de la supervision des séries, de l'écriture jusqu'a
la diffusion. Il a également une activité de scénariste
sur quelques séries diffusées ou en développement.

Boma Yeé

................................................................................

Boma Yé, court-métrage d'une quinzaine de
minutes, se déroule dans le milieu de la boxe
semi-professionnelle et aborde la question des
conséquences tragiques de la violence. Personnage
principal de l'histoire, Elie s'est éloigné des

rings depuis que son dernier combat a plongé

son adversaire dans le coma et qu'il devient peu &
peu prisonnier de sa culpabilité. Mais la particularité
de Boma Yé est de parler de la violence sans

la montrer, afin de privilégier une certaine logique
de résilience sans tomber dans une forme de
misérabilisme ou de manichéisme. La salle
d'entrainement se mue en espace d'expression et
d'encadrement de la force physique, dans un lieu
ou les jeunes peuvent notamment acquérir une
compétence sportive mais aussi construire leur
identité. A travers le portrait d'un homme, la fiction
de Julien Manzi résulte d'une longue maturation

et dépasse les stéréotypes et les clichés associés
aux masculinités. D'une vision sans complaisance
du traumatisme au chemin de l'introspection,
Boma Yé parvient a parler du combat tout en

le plagant dans l'espace du « hors-champ », ce qui

confére une force singuliére au film.
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Cinema & audiovisuel/
Documentaire

Avec le soutien d'Illiade et Films (75)

VALENTIN NOUJAIM

Pacific Club

..................................................................................

© Valentin Noujaim

VALENTIN NOUJAIM graduated from the Fémis film
school in the screenplay department. Currently a guest-
student at the Stéadelschule in Frankfurt, he has been in
residence at Artagon Marseille in 2021, at Ateliers Médicis
between 2022 and 2023, and also at Villa Médicis and
Lafayette Anticipations in 2023. He has also exhibited at
Art Genéve, the Saatchi Gallery in London, the Magasins
Généraux in Paris, the Confort moderne in Poitiers, the
Salon de Montrouge, and the CNAC Magasin in Grenoble.
He works regularly with titles such as Draft Magazine and
Blue Magazine. He has also made six short films which have
been shown at a number of festivals and contemporary
art spaces. He is currently developing his first feature film,
as well as a trilogy of films.
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Pacific Club

Pacific Club, produced by Iliade et Films, is a fifteen-minute
poetic documentary, mixing several registers of images,
such as contemporary strolls in 16 mm and VFX images.
The film, narrated by Azedine, an Arab teenager in the
1980s, aims to take us on a journey to meet a man, a place,
a generation, and an era. In the 1980s, at a time when

La Défense - Paris's business district - was develloping,
French President Frangois Mitterrand proudly launched
the construction of the Grande Arche de la Défense in
honour of the French Revolution. At the same time, under
one of the towers of La Défense, the Pacific Club opened,
the first nightclub to welcome young Arab boys and

girls from the suburbs. For a decade, they danced under
the glass and steel towers. They represented the first
generation of immigrant sons and daughters who quickly
came up against racism, the AIDS epidemic, and heroin.
Combining archival footage and strolling footage, the film
highlights the segregation of Parisian nightlife. The Pacific
Clubis a filmed testimony to these forgotten and hidden
places where immigrants lived, danced, and fell in love.



Pacific Club

................................................................................

Pacific Club, produit par Iliade et Films, est un
documentaire poétique d'une quinzaine de minutes,
mélant plusieurs registres d'images, comme des
déambulations contemporaines en 16 mm et images
VFX. La narration du film, portée par Azedine,
adolescent arabe dans les années 80, a pour
ambition de nous emmener a la rencontre d'un
homme, d'un lieu, d'une génération, d'une époque.
Dans les années 80, alors que le quartier d'affaires
de La Défense est en pleine expansion, le président
Francois Mitterrand lance fierement la construction
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de la Grande Arche de La Défense en ['honneur de la
Révolution frangaise. Au méme moment, sous l'une
des tours de La Défense, s'ouvre le Pacific Club,
premiére boite de nuit a accueillir les jeunes garcons
et filles arabes des banlieues. Pendant une décennie,
ils dansent sous les tours de verre et d'acier. Ils
représentent la premiére génération de fils et de filles
d'immigrés qui se heurtent rapidement au racisme,

a l'épidémie de sida et a I'héroine. Mélant images
d'archives et déambulations, le film met en lumiére la
ségrégation de la vie nocturne parisienne. Le Pacific

VALENTIN NOUJAIM est diplome de

l'école de cinéma de La Fémis dans le département

Club est un témoignage filmé de ces lieux oubliés

et cachés ou les immigrés vivaient, dansaient et
scénario. Actuellement étudiant-invité a la tombaient amoureux.

Stddelschule de Francfort, il a été en résidence

& Artagon Marseille en 2021, aux Ateliers Médicis
entre 2022 et 2023, mais aussi a la Villa Médicis et
chez Lafayette Anticipations en 2023. Il a par ailleurs
exposé pendant Art Genéve, a la Saatchi Gallery de
Londres, aux Magasins Généraux a Paris, au Confort
moderne a Poitiers, au Salon de Montrouge ou
encore au CNAC Magasin de Grenoble. Il collabore
régulierement avec certains titres, comme Draft
Magazine et Blue Magazine. Il a également réalisé
six courts-métrages qui ont été montrés dans
plusieurs festivals et espaces d'art contemporains.

Il développe actuellement son premier long-métrage
ainsi qu'une trilogie de films.

TS

35

© Valentin Noujaim



Cinema & audiovisuel/
Court-meétrage

Avec le soutien d'Estrella Productions (75)

MARIE PETIOT

RIP Madame Joseph

..................................................................................

MARIE PETIOT, comes from a small town in the Cantal
region of France. She joined the Cours Florent in 2009.
There she completed the three-year acting course, before
joining the 33 promotion of the Classe Libre, from which
she graduated in 2014. That same year, she took part

in and won the Olga Horstig Prize. She has appeared

in a number of films, including Sweet Girls, directed by
Jean-Paul Cardinaux and Xavier Ruiz, Neiges d'automne
directed by Hugo Bardin, La fine fleur by Pierre Pinaud,
and Marie-Francine by Valerie Lemercier. In the theatre,
she has appeared at La Madeleine alongside Agnés Jaoui
in Les uns sur les autres, directed by Catherine Schaub,

in Logiquimperturbabledufou by Zabou Breitman at the
Théatre du Rond-Point and on tour throughout France,
and in After the End directed by Antonin Chalon at

La Manufacture in Avignon.
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RIP Madame Joseph

RIP Madame Joseph, a 15-minute short film, could be
described as a romantic comedy of friendship, telling a
story of sisterhood that is both tender and funny. It features
two employees of a small country town hall, Clémence and
Charlie, who have to deal with a sensitive case. Indeed,
Madame Joseph's funeral is subject to a mysterious will.

In order to comply with the deceased's last wishes, the two
colleagues make many blunders up to the point that they
have to smuggle themselves into a funeral parlour and go
on the run. The short film is a blend of gentle madness,
absurd humour, and poetry, with the aim of showing female
portraits of the “millennials” generation, characterised by
a certain ambivalence. The story takes place in a small
provincial town in rural France, where codirectors Marie
Petiot and Florence Fauquet grew up. Their aim is to bring
this local reality to the screen. The short film RIP Madame
Joseph was made with the support of the production
company Estrella Productions.



© Kameliya Stoeva

MARIE PETIOT originaire d'une petite ville

du Cantal, intégre le Cours Florent en 2009. Elle y suit
les trois années du cursus de formation de l'acteur,
avant de rejoindre la promotion 33 de la Classe libre,
dont elle sort diplémée en 2014. La méme année,

elle participe et gagne le Prix Olga Horstig. Elle a
tourné dans plusieurs films notamment dans Sweet
Girls, réalisé par Jean-Paul Cardinaux et Xavier Ruiz,
Neiges d'automne réalisé par Hugo Bardin, La fine
fleur de Pierre Pinaud et Marie-Francine de Valerie
Lemercier. Au thédtre, elle a joué a la Madeleine

aux cotés d'Agnés Jaoui dans la piéce Les uns sur
les autres, mise en scéne par Catherine Schaub,
dans Logiquimperturbabledufou de Zabou Breitman
au Théatre du Rond-Point et en tournée partout en
France, ou encore dans After the End mis en scéne
d'Antonin Chalon & la Manufacture a Avignon.

RIP Madame Joseph

................................................................................

RIP Madame Joseph, court-métrage de 15 minutes,
pourrait étre qualifié de comédie romantique
d'amitié, racontant une histoire de sororité a la fois
tendre et dréle. Elle met en scéne deux employées
d'une petite mairie de campagne, Clémence et
Charlie, qui doivent gérer un dossier sensible.

En effet, les funérailles de Madame Joseph sont
conditionnées par un mystérieux testament. Pour
respecter les derniéres volontés de la défunte,

les deux collégues vont multiplier les maladresses,
au point de devoir s'introduire clandestinement

dans un funérarium et de se lancer dans une cavale.
Le court-métrage méle folie douce, humour absurde
et poésie, avec la volonté de donner a voir des
portraits féminins de la génération des « millennials »,
caractérisés par une certaine ambivalence. Le récit
se déroule dans une petite ville de province, ancrée
dans la France rurale ou Marie Petiot et Florence
Fauquet, la coréalisatrice, ont grandi. Elles souhaitent
ainsi faire découvrir cette réalité locale en la portant
& l'écran. Le court-métrage RIP Madame Joseph a été
réalisé avec le soutien de la société de production
Estrella Productions.
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Cinema & audiovisuel/
Documentaire

Avec le soutien des Films d'lci (75)

JULIETTE PICOLLOT
A nos fantémes

.....................................................................................................................................................................

A nos fantémes

A nos fantémes (To our ghosts) is a documentary about the
little-known history of waste management in Paris and the
people who are its most seasoned observers: the cleaners.
Built around a prologue devoted to the nights and an
epilogue devoted to the early mornings - from the waking of
the city to the transportation of the previous day's waste to
an incineration centre - the film depicts a series of tableaux
between these two poles. Each of these depicts a new

area of the city, from one arrondissement to the next, and
develops the stories of a number of operatives, as well as
the various myths that surround their jobs, whether they
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work above or below ground. Said, a former member of the

JULIETTE PICOLLOT has a degree in Human and Social great cleaning “machine” and ghostly narrator, becomes
Sciences from the Ecole Normale Supérieure de Paris-Saclay < gl Dt e el et sz, Peseiloig [ i
and a Masters in Film Aesthetics from Oxford University. She
is particularly interested in the development and production
of auteur fiction and visual ethnography documentaries.
She is convinced of the potential of visual and sound
experimentation to rethink habitual representations of
sociopolitical realities. She has worked as an artistic and
research assistant at the Sensory Ethnography Lab at
Harvard University, where she also works intermittently

as a Studio Manager. She has also worked as an assistant
to renowned directors such as Claire Denis, Leos Carax,
Jacques Audiard, and Frédéric Wiseman.

as a “philosopher of the dirty”, he almost plays the role

of Charon, the ferryman of souls in Greek mythology. At
the very heart of people, machines, waste, the intimate as
well as the strange, he gives the film A nos fantémes its
omniscient, almost ectoplasmic stance.
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JULIETTE PICOLLOT est diptomee

en Sciences Humaines et Sociales de l'Ecole
Normale Supérieure de Paris-Saclay et du Master

in Film Aesthetics de l'Université d'Oxford. Elle
s'intéresse particulierement au développement et &
la production de projets de fiction d'auteurs ou de
documentaires d'ethnographie visuelle. Elle est
convaincue du potentiel de I'expérimentation
visuelle et sonore pour repenser les représentations
habituelles de réalités sociopolitiques. Elle a travaillé
comme assistante artistique et de recherche du
Sensory Ethnography Lab de l'Université d'Harvard,
ou elle exerce par intermittence comme Studio
Manager. Elle a également été l'assistante de
réalisateurs de renom tels que Claire Denis,

Leos Carax, Jacques Audiard et Frédéric Wiseman.

A nos fantémes

................................................................................

A nos fantémes est un film documentaire qui porte
sur 'histoire méconnue du traitement des déchets

& Paris et sur ceux qui en sont les observateurs les
plus aguerris, a savoir les agents de la propreté.
Construit autour d'un prologue consacré aux nuits
et d'un épilogue dédié aux petits matins — du réveil
de la ville a 'acheminement des déchets de la veille
vers un centre d'incinération - le film dépeint entre
ces deux péles une série de tableaux. Chacun d'eux
donne a voir, d'arrondissement en arrondissement,
un espace nouveau de la ville et développe les
histoires de quelques agents, ainsi que les différents
mythes qui entourent leurs métiers, qu'ils exercent sur
ou sous terre. Ancien de la grande « machine » de la
propreté et narrateur fantomatique, Said devient

un guide entre les différents tableaux. Se définissant
lui-méme comme « philosophe du sale », il joue
quasiment un réle de Charon, passeur d'a@mes de

la mythologie grecque. Au coeur méme des hommes,
des machines, des déchets, de l'intime comme de
l'étrange, il confére au film A nos fantémes sa posture
omnisciente et presque ectoplasmique.
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Cinema & audiovisuel/
Documentaire

Avec le soutien d’Ellabel Productions (75)

PAULINE ROTH

Comme si je leur jetais

un sort

..................................................................................

© Pauline ROTH

PAULINE ROTH is an author, documentary director,
and film editor. She began by studying literature, cinema,
and Romanian. She went on to train in documentary

filmmaking as part of the “Image et société: documentaire
et sciences sociales” Master's programme at the University
of Evry in 2016, then obtained the "Monteur, monteuse
audiovisuelle, un métier" professional training diploma from
the Institut National de 'Audiovisuel in 2023. Her graduation
film, Casa Familie, is about a boarding house for
disadvantaged young people in Bucharest. It has been
screened at a number of festivals, including FIPA Biarritz,
Doc-Cévennes, and GUCE, the Guanajuato European Film
Festival in Mexico, in 2019. Pauline Roth also has experience
as an assistant producer and director.
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Comme si je leur jetais un sort

Comme si je leur jetais un sort (As if | was casting a

spell on them) is Pauline Roth's first professional film,
accompanied by Ellabel Productions. The 90-minute film
tells the story of three young Romanians over the course

of a summer. Abandoned by their parents, they grow up in
surrogate families. Each summer, they take part in a theatre
trip and play out their identities by composing their own
roles. With problems specific to their age, they are all in
search of a self-image. Born in Bucharest, Maria, Vali, and
Mihai are aged 8, 17 and 19 respectively: Maria is a little girl,
Vali is a teenager in Child Protection, and Mihai is a young
adult constantly performing. Since 2018, Pauline Roth has
been working on this documentary project with the young
Romanians she met during her first film, with whom she has
chosen to establish a long-term relationship. While relying
on filmed location scouting, she is currently developing

her writing, in particular within the Partages d'écritures
workshop run by Addoc, the association of documentary
filmmakers.



© Hélene Roth

PAU LINE ROTH est une autrice, réalisatrice

de documentaires et monteuse de films. Elle suit
d'abord des études de lettres, de cinéma et

un dipléme de roumain. Elle se forme ensuite

a la réalisation documentaire au sein du Master

« Image et société: documentaire et sciences
sociales » a ['Université d'Evry en 2016, puis obtient

le dipléme de formation professionnelle « Monteur,
monteuse audiovisuelle, un métier » a l'Institut
National de l'Audiovisuel en 2023. Son film de fin
d'études, intitulé Casa Familie, porte sur une pension
pour jeunes défavorisés de Bucarest. Il a été diffuse
dans plusieurs festivals, comme le FIPA Biarritz,
Doc-Cévennes, et GUCE, Festival du Cinéma Européen
de Guanajuato au Mexique, en 2019. Pauline Roth
posséde par ailleurs une expérience d'assistanat

de production et de réalisation.

Comme si je leur jetais
un sort

................................................................................

Comme si je leur jetais un sort constitue le premier
film professionnel de Pauline Roth, accompagné par
Ellabel Productions. Sur un format de 90 minutes,

il raconte l'histoire de trois jeunes roumains,

le temps d'un été. Abandonnés par leurs parents,

ils grandissent dans des familles de substitution.
Chaque été, ils participent a un séjour de théatre

et mettent en jeu leurs identités en travaillant

la composition de leurs propres roles. Avec les
problématiques propres a leur age, ils sont tous

en quéte d'une image de soi. Nés & Bucarest, Maria,
Vali et Mihai ont respectivement 8, 17 et 19 ans:
Maria est une petite fille, Vali est un adolescent

de la Protection de l'enfance et Mihai est un jeune
adulte constamment en représentation. Depuis 2018,
Pauline Roth travaille ce projet de documentaire avec
les jeunes roumains rencontrés lors de son premier
film et avec lesquels elle a choisi de mettre en place
une relation au long cours. Tout en s'appuyant sur
des repérages filmés, elle développe actuellement
son écriture, notamment au sein de l'atelier Partages
d'écritures d'Addoc, l'association des cinéastes
documentaristes.
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Cinéma & audiovisuel/
Court-métrage de fiction

Avec le soutien de L'Oiseau Films (75)

ELSA THOMAS

.....................................................................................................................................................................

................................................................................

Nage (Swim) is a fictional short film lasting around twenty
minutes, which is accompanied by the setting up of sound
creation and cinema-aquatic workshops for young people
hospitalised in a post-traumatic rehabilitation centre.
Esmée, a teenager suffering from a serious herniated

disc that deforms her body, is a resident at a seaside
rehabilitation centre on the Atlantic coast. She does little
exercise to treat her back, but trains relentlessly in apnea,
a sport in which she excels almost supernaturally. As a

new week begins at the centre, Tristan, a young teenager
with a shoulder injury, joins her pool. From that moment on,
Esmée undergoes a profound metamorphosis. As she comes
into contact with Tristan, she gradually transforms into

a turtle woman and takes to the open sea alongside him.
Inspired by the director's own adolescence, Nage questions
our relationship with the body in situations of disability.
Part of the film's soundtrack was produced in collaboration
with teenagers from the Alice Blum-Ribes rehabilitation
centre in Montreuil.
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ELSA THOMAS is a director and scriptwriter with diploma
from CinéFabrique, the Ecole Nationale Supérieure de
Cinéma in Lyon. In 2019, she will complete her training

with a post-graduate film: Hétel des Grenades, a feminist
comedy broadcast on France 3 and at the Quinzaine

en Actions at the Cannes Film Festival. That same year,

the Célestins theatre in Lyon commissioned her to make

a short film at the crossroads between cinema and theatre,
which was to become the film Gondole. Motivated by
cross-disciplinary research, she joined the artists' collective
Les Turbulentes! and, alongside her films, launched into
performance with her first live show, Matcha Girl.
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ELSA THOMAS est une réalisatrice et

scénariste, diplomée de la CinéFabrique, 'Ecole
Nationale Supérieure de Cinéma de Lyon. En 2019,
elle achéve sa formation avec un film de post-
diplome: Hétel des Grenades, comédie féministe
diffusée sur France 3 et a la Quinzaine en Actions lors
du Festival de Cannes. La méme année, le théatre
des Célestins de Lyon lui commande un court-
métrage d la croisée entre le cinéma et le théatre,
qui deviendra le film Gondole. Motivée par la
recherche transdisciplinaire, elle rejoint le collectif
d'artistes Les Turbulentes! et se lance en paralléle
de ses films dans la performance avec sa premiére
création de spectacle vivant, Matcha Girl.

................................................................................

Nage est un court-métrage de fiction d'une vingtaine
de minutes, qui s'accompagne de la mise en place
d'ateliers de création sonore et de cinéma-aquatique
a destination de jeunes hospitalisés en centre de
rééducation post-traumatique. Adolescente atteinte
d'une grave hernie discale qui déforme son corps,
Esmée est pensionnaire d'un centre de rééducation
balnéaire sur la céte atlantique. Peu assidue aux
exercices pour soigner son dos, elle s'entraine avec
acharnement a la pratique de l'apnée, dans laquelle
elle excelle presque surnaturellement. Alors qu'une
nouvelle semaine commence au centre, Tristan,

un jeune adolescent accidenté & 'épaule, arrive
dans son bassin. A partir de cet instant, Esmée va
connaitre une profonde métamorphose. Au contact
de Tristan, elle va se transformer progressivement en
femme tortue et prendre le large & ses coétés. Inspiré
de l'adolescence de la réalisatrice, Nage interroge
notre relation au corps en situation de handicap.
Une partie de la bande originale du film a été réalisée
en collaboration avec des adolescents du centre

de rééducation Alice Blum-Ribes a Montreuil.

43

© Les Turbulentes



Cinema & audiovisuel /
Documentaire

Avec le soutien de 5A7 Films (93)

ANTOINE VERGEZ
La Boite a Frissons

...................................................................................

© Antoine Vergez

ANTOINE VERGEZ is a young French documentary
filmmaker born in Poitiers in 1994 and based in Paris since
2013. After a few years' experience in communications,

he switched to audiovisual production and graduated in
2021 from the Ecole internationale de création audiovisuelle
et de réalisation (EICAR). Since then, Antoine has been
writing and producing various documentary projects,
mainly for television, on a variety of themes but always in
connection to the history or issues of the LGBT+ community.

IAA
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La Boite a Frissons

................................................................................

Produced by 5 a 7 Films, La Boite a Frissons (The thrill
club) is a 52-minute documentary that paints a portrait of
the Tango, an unusual space in the heart of the Parisian
Marais district. For years, this hotbed of LGBT+ life has
opened its doors every weekend, giving many people the
chance to indulge in the pleasure of dancing in a somewhat
original format. It's a place of welcoming and freedom,

as Hervé, its hostess, tells us along with those who have
made it what it is. But in 2020, when the building is put up
for sale, the legendary dance hall's activities will come

to a halt, threatening its very survival. Against this very
particular backdrop, the documentary La Boite a Frissons
looks back over the 100-year history of the Tango and tells,
for instance, the story of its rescue by a collective trying
to preserve this cherished space. Closed for three years,
the Tango was finally able to reopen its doors in March
2023, thanks to widespread mobilisation and the purchase
of the building by the Mairie de Paris.
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ANTOINE VERGEZ cst un jeune

documentariste francais né a Poitiers en 1994

et installé depuis 2013 a Paris. Aprés une expérience
de quelques années dans les domaines de la
communication, il se réoriente vers l'audiovisuel

et sort diplémé en 2021 de 'Ecole internationale

de création audiovisuelle et de réalisation (EICAR).
Antoine travaille depuis a l'écriture et la production
de divers projets documentaires, notamment

pour la télévision, sur des thématiques variées
mais toujours en lien avec l'histoire ou les enjeux
de la communauté LGBT+.

La Boite a Frissons

................................................................................

Produit par 5 & 7 Films, La Boite a Frissons est un
documentaire de 52 minutes qui dresse le portrait

du Tango, un espace hors du commun situé en

plein cceur du Marais. Pendant des années, ce haut
lieu de la vie LGBT+ a ouvert ses portes chaque fin

de semaine et permis & beaucoup de s‘adonner au
plaisir de la danse dans un format original. Un endroit
d'accueil et de liberté que nous raconte Hervé, sa
tauliere, avec celles et ceux qui l'ont fait. Mais, en
2020, du fait de la mise en vente de l'immeuble,
l'activité de ce mythique dancing s'arréte et menace
alors directement la pérennité du lieu.

Dans ce contexte trés particulier, le documentaire
La Boite a Frissons revient sur les plus de 100 ans

de l'histoire du Tango et raconte, entre autres,

son sauvetage par un collectif qui tente de préserver
cet espace qui lui est cher. Fermé pendant trois ans,
le Tango a finalement pu rouvrir ses portes en mars
2023 gréce a la mobilisation générale et au rachat
de l'immeuble par la Mairie de Paris.
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Musique/
Musique actuelle

Avec le soutien de File 7 (77)

MIGUEL DA COSTA
aka Shakambo

Inner Eyes

..................................................................................
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MIGUEL DA COSTA, aka “Shakambo", is a Franco-
Portuguese bassist, composer, and arranger based in
Paris. Obtaining of a Diploma of Musical Studies from

the Conservatoire a Rayonnement Régional (CRR) of
Créteil in 2018, he has been teaching bass guitar at the
Conservatoire de Ballancourt-sur-Essonne since then, and
at the Centre de Rencontres et d'Expression Artistique
(CREA) d'Alfortville since 2019. As a composer and producer,
he has self-released several EPs, including Empty House
(2014-2017) and Wiyake (2017), which have led him to work
with international labels such as Esydia, Chillbeat and
Lofi Jazz Records. Inspired by jazz, soul, pop, and Brazilian
music, his debut album Inner Eyes was released on 8 April
2022, after three years of collaboration with some twenty
musicians.
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Inner Eyes

Inner Eyes, composed during the waves of lockdowns,
deals lightly with some of the fears born of this period of
uncertainty and the impact it has had on our lives: grief,
love, depression, or social pressure. For Shakambo, the
common thread running through this work is that each
song must tell a real story, or recount an introspection with
which the artist identifies. Influenced by the virtual band
Gorillaz, the Franco-Portuguese bassist gave a great deal
of freedom to the artists and singers who took part in his
album. Inner Eyes consists of twelve tracks, three of which
have been released as singles on streaming platforms.
Cowritten with French singer Gabou, the first single Talk it
Outincorporates female vocals in a neo-soul universe.

The song evokes the way we communicate with others,

in order to achieve mutual understanding and prevent
conflict. Ylang Ylang evokes an aphrodisiac plant from
South-East Asia, embodied by a duo of female and male
voices (E.V.Y and Gabou), replaying the themes of seduction
and latent love. Composed with producer Darmusey and
rapper Stellio, the latest single Sans Oim is the first French-
language track in Shakambo's catalogue. Influenced

by the hip-hop scene in Los Angeles and Paris, the single is
built around layers of synthesizers and arpeggios.
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MIGUEL DA COSTA, dit « Shakambo »,

est un bassiste, compositeur et arrangeur franco-
portugais basé a Paris. Détenteur d'un Dipléme
d'Etudes Musicales au Conservatoire & Rayonnement
Régional (CRR) de Créteil en 2018, il enseigne

la guitare basse au Conservatoire de Ballancourt-
sur-Essonne depuis 2018, et au Centre de Rencontres
et d'Expression Artistique (CREA) d'Alfortville depuis
2019. En tant que compositeur et producteur, il a
autoédité plusieurs EP, dont Empty House (2014-2017)
et Wiyake (2017), qui l'ont amené a travailler avec
des labels internationaux tels qu'Esydia, Chillbeat

ou Lofi Jazz Records. Inspiré par le jazz, la soul,

la pop et la musique brésilienne, son premier album
Inner Eyes est sorti le 8 avril 2022, aprés trois ans

de collaboration avec une vingtaine de musiciens.

Inner Eyes

................................................................................

Inner Eyes, composé durant les vagues de
confinement, aborde avec légéreté certaines
craintes nées de cette période d'incertitudes et
l'impact qu’elle a eu sur nos vies: deuil, amour,
dépression ou pression sociale. Pour Shakambo,

le fil rouge de cette ceuvre réside dans le fait que
chaque chanson doit raconter une histoire réelle,

ou une introspection a laquelle l'artiste s'identifie.
Influencé par le groupe virtuel Gorillaz, le bassiste
franco-portugais a laissé une grande part de liberté
aux artistes et chanteurs qui ont participé a son
album. Inner Eyes est composeé de douze titres, dont
trois singles ont été distribués sur des plateformes
de streaming. Coécrit avec le chanteur frangais
Gabou, le premier single Talk it Outincorpore des
voix féminines dans un univers néo-soul. La chanson
évoque notre maniére de communiquer avec autrui,
afin d'atteindre une compréhension mutuelle et de
prévenir les conflits. Ylang Ylang fait écho a une
plante aphrodisiaque d'Asie du Sud-Est, incarnée par
un duo de voix féminin-masculin (E.V.Y et Gabou),
rejouant les théemes de la séduction et de l'amour
latent. Composé avec le producteur Darmusey et

le rappeur Stellio, le dernier single Sans Oim est le
premier titre en frangais du catalogue de Shakambo.
Marqué par la scéne hip-hop de Los Angeles et

de Paris, ce single se construit autour de nappes de
synthétiseurs et d'arpéges.
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Musique/
Musique actuelle

Avec le soutien de Les Cuizines (77)

CHIARA FOSCHIANI
The Forgotten Color

...................................................................................

CHIARA

THE FORGOTTEN COLOR

© Jules Gorce Mephisto

CHIARA FOSCHIANI is a French author, composer,
performer, and multi-instrumentalist. Passionate about
music since the age of eight, she studied piano, drums,
singing, guitar, and ukulele at various Conservatoires.

At just 16, she decided to leave school to follow her artistic
path, and in 2021 launched her first EP, Trouble Maker,
entirely self-produced and backed by her own independent
label, 17C-Records, founded with the support of her
parents. Honoured by the SACEM for this EP, she signed with
publisher Musigamy in 2022, while Believe and Absilone now
distribute her music. She was named by La Nouvelle Onde
as one of the “30 under 30" and is supported by the Scene
des musiques actuelles Les Cuizines (Chelles). She has
performed in concert at La Dame de Canton in Paris.
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The Forgotten Color

................................................................................

The Forgotten Color is the second EP from Chiara Foschiani
whose seven tracks, written in English, tackle the sensitive
and powerful issues facing the younger generation. Toxic
love stories and predation punctuate the single Sabotage
whose dark, sultry universe expresses the fantasies,
expectations, and misunderstandings that trouble
relationships between men and women. Chiara Foschiani's
songs, written at the dawn of her twenties and featuring
electro-pop and alternative sounds, are also marked by the
quest for self, mental health, and addiction in the single
Overdose. Playing on musical and emotional contrasts,
between the softness of the ukuleles and the power of

the percussion, each song unfolds a “piece of life" and
illustrates the artist's journey towards adulthood. The result
of nine months' work, this EP was produced in collaboration
with Edgar Michaud and Bruno Gruel for the mastering

and finds its extension in three videos directed by
Mephisto. New arrangements for the stage, prepared

by Alexandre Koneski, will shift the electro universe of

The Forgotten Color towards an ensemble accompanying
Chiara Foschiani, made up of keyboards, bass, and drums.
Presented in concert at La Grange in Sucy-en-Brie in 2023,
the EP will also be the subject of a release party before

the end of the year.



© Jules Gorce Mephisto

CHIARA FOSCHIANI est une autrice,

compositrice, interprete et multi-instrumentiste
francaise. Passionnée de musique depuis l'dge de
huit ans, elle étudie le piano, la batterie, le chant,

la guitare et l'ukulélé dans différents conservatoires.
A seulement 16 ans, elle prend la décision
d'abandonner l'école pour suivre sa voie artistique
et lance en 2021 son premier EP, Trouble Maker,
entiérement autoproduit et soutenu par son propre
label indépendant, 17C-Records, fondé avec le
soutien de ses parents. Distinguée par la SACEM pour
cet EP, elle signe en 2022 avec l'éditeur Musigamy,
alors que Believe et Absilone distribuent aujourd’hui
sa musique. Elle a été nommeée par La Nouvelle Onde
parmi les « 30 de moins de 30 ans » et bénéficie

du soutien de la Scene des musiques actuelles

Les Cuizines (Chelles). Elle s'est notamment produite
en concert a la Dame de Canton & Paris.

The Forgotten Color

................................................................................

The Forgotten Color est le deuxiéme EP de Chiara
Foschiani qui aborde dans ses sept titres écrits

en anglais, des sujets sensibles et puissants auxquels
se confronte la jeune génération. Histoires d'amour
toxiques et prédation scandent ainsi le single
Sabotage dont l'univers sombre et sulfureux exprime
les fantasmes, les attentes et les incompréhensions
troublant les relations hommes-femmes. La quéte

de soi, la santé mentale et l'addiction dans le single
Overdose marquent encore les chansons de Chiara
Foschiani, écrites a l'aube de ses vingt ans, dans des
sonorités électro-pop et alternatives. Jouant sur des
contrastes musicaux ou émotionnels, entre douceur
des ukulélés et puissance sonore des percussions,
chaque chanson déroule un « morceau de vie » et
illustre la passerelle vers l'dge adulte que traverse
I'artiste. Fruit de neuf mois de travail, cet EP a été
réalisé en collaboration avec Edgar Michaud et Bruno
Gruel pour le mastering, et trouve son prolongement
dans trois clips réalisés par Mephisto. De nouveaux
arrangements pour la scéne, préparés par Alexandre
Koneski, feront basculer 'univers électro de

The Forgotten Color vers un ensemble accompagnant
Chiara Foschiani composé de claviers, basse et
batterie. Présenté en concert a La Grange &
Sucy-en-Brie en 2023, l'EP fera aussi l'objet d'une

« release party » d'ici la fin de l'année.
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Musique/

Musique traditionnelle et improvisee

Avec le soutien de L'Orchestre national de Jazz (75)

BENJAMIN GARSON

La Cozna
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© Elise Comte

BENJAMIN GARSON, born in 1995, is a guitarist,

composer, and sound engineer. He obtained his master's

degree in the sound section of the Ecole Nationale
Supérieure Louis-Lumiére in 2018 and graduated from the
Conservatoire National Supérieur de Musique et de Danse
de Paris (CNSMDP) in classical guitar (2022) and jazz
guitar (2023). He also obtained a degree in generative
improvisation in 2021 and teaches classical guitar at the
Conservatoire de Vincennes. He plays in a number of
groups, including the contemporary music trio L'lmpolie,
broadcast on France Musique, the classical guitar quartet
Timelapse, and the quartet La Cozna. He has performed

at the Paris and Berlin Philharmonics, the Cité de la Musique,
the Gaité Lyrique, and the Sunset-Sunside, and has worked
on a dozen albums as sound engineer with the bands Nota
Bene, Quiet Oddity, Marsyas, Upside, and Chkhara. Inspired
by guitarists Fred Frith and Hans Tammen, the musician
has developed an electric guitar augmentation system

to control the spatialisation of sound during his improvised
performances.
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La Cozna

La Coznais a quartet whose new album is scheduled for
release in spring 2024. Somewhere between improvised
music, repetitive music, and traditional music, La Cozna
seizes on the apparent simplicity of French popular songs,
between arrangement, composition ,and improvisation.
The four musicians have made a meticulous selection

of traditional pieces from which to develop improvisations
and sound explorations. This ancient repertoire is conceived
as a reservoir of musical and poetic material, which
irrigates and nourishes their aesthetic. Arranged by the
group as a whole, the songs follow an atypical and protean
instrumentation, with an abundance of sound possibilities.
Soprano saxophone or bass clarinet (Clémentine Ristord),
double bass or prepared double bass (Pierre-Antoine
Despatures), cello or vocals (Clémence Baillot d'Estivaux)
and electric guitar with multiple effects (Benjamin
Garson), the timbres blend and intertwine to create a rich,
enigmatic sound.
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BENJAMIN GARSON  rs en 1995,

est un guitariste, compositeur et ingénieur du son.

Il obtient son master dans la section son de 'Ecole
Nationale Supérieure Louis-Lumiére en 2018 et obtient
ses diplémes au Conservatoire National Supérieur
de Musique et de Danse de Paris (CNSMDP) en
guitare classique (2022) et en guitare jazz (2023).

Il est aussi titulaire d'une licence d'improvisation
générative en 2021 et enseigne la guitare classique
au Conservatoire de Vincennes. Il participe

& de nombreux groupes tels que le trio de musique
contemporaine L'lmpolie, diffusé sur France Musique,
le quatuor de guitares classiques Timelapse, ou

le quartet La Cozna. Il s'est produit & la Philharmonie
de Paris et de Berlin, a la Cité de la Musique, a

la Gaité Lyrique ou au Sunset-Sunside, et a travaillé
sur une dizaine d'albums en tant qu'ingénieur du son
avec les groupes Nota Bene, Quiet Oddity, Marsyas,
Upside et Chkhara. Inspiré par les guitaristes Fred
Frith et Hans Tammen, le musicien a mis au point

un systeme d'augmentation de guitare électrique
permettant de contrdler la spatialisation du son

lors de ses performances improvisées.

La Cozna

................................................................................

La Cozna est un quartet dont le nouvel album

est programmé pour le printemps 2024. Entre
musique improvisée, musique répétitive et musiques
traditionnelles, La Cozna se saisit de l'apparente
simplicité des chansons populaires francgaises,

entre arrangement, composition et improvisation.
Les quatre musiciens ont réalisé un choix minutieux
de morceaux traditionnels a partir desquels se
développent des improvisations et des explorations
sonores. Ce répertoire ancien est ainsi pensé comme
un réservoir de matiere musicale et poétique, qui
irrigue et nourrit leur esthétique. Arrangées par
I'ensemble du groupe, les chansons suivent une
instrumentation atypique et protéiforme, aux
possibilités sonores foisonnantes. Tantoét saxophone
soprano ou clarinette basse (Clémentine Ristord),
contrebasse ou contrebasse préparée (Pierre-
Antoine Despatures), violoncelle ou chant (Clémence
Baillot d'Estivaux) et guitare électrique aux multiples
effets (Benjamin Garson), les timbres se mélent

et s'entrelacent pour créer une matiere riche et
énigmatique.
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Musique/
Musique baroque

Avec le soutien du Centre de musique Baroque de Versailles (78)

GUILLAUME HALDENWANG
Avec l'Ensemble

La Palatine
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[9)
c
c

=
£

=

2
=

w

©

GUILLAUME HALDENWANG is a harpsichordist and
vocal conductor. After taking up the harpsichord at the
Niort Conservatoire, he obtained his Dipléme National
Supérieur Professionnel de Musicien (DNSPM) in Paris.

He also holds a degree in musicology from La Sorbonne
University and performs with a number of ensembles
(Correspondances, Les Talens Lyriques, Il Pomo d'Oro,
etc.). In addition, he has worked as a vocal conductor and
accompanist at the Opéra National de Paris. Critics praise
his “infallible musicality” (Premiére Loge) and his “delicate
ornamentation” (Diapason), while in 2019 and 2020 he was
a laureate of the Fondation Royaumont. He cofounded

the Ensemble La Palatine in 2017, with whom he has won
several prizes (Biber Competition 2019, Eeemerging +), and
performed at the Festival d’Ambronay 2022 on the occasion
of the release of his debut album.
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La Palatine

La Palatine is a vocal and instrumental quartet codirected
by Guillaume Haldenwang and Marie Théoleyre, a

soprano specialising in the baroque repertoire. They are
accompanied by violist Noémie Lenhof and theorbist
Nicolas Wattinne. The result of meetings between these
young musicians during their studies and at various
auditions, this ensemble is under the aegis of the sparkling
Princess Palatine, sister-in-law of Louis XIV. Thanks to the
FORTE grant, La Palatine benefited from the “Lab’ Baroque”
support scheme for emerging talent. They completed a
residency at the Centre de Musique Baroque de Versailles,
which enabled them to work on two projects. The first, Dans
['Ombre de Lully (In Lully's Shadow), tackles the question of
artists forgotten by the official history of music, and more
specifically Italian talents stifled by the imposing figure

of Jean-Baptiste Lully at the turn of the 18th century. This
programme, performed by a small chamber orchestra, will
culminate in the recording of an album in November 2023.
The second project, Et c'est votre métier ? (And that's your
job?) is a burlesque comedy that reveals the underbelly of
the musician's craft. Performed by a duo of accompanist
and singer, the play straddles the line between stand-up
comedy and musical theatre. It caricatures the careers

of musicians ready to do anything to make a name for
themselves, make a living from their passion... and attract
new audiences!
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GUILLAUME HALDENWANG st

claveciniste et chef de chant. Aprés avoir débuté

le clavecin au Conservatoire de Niort, il a obtenu

son Dipléme National Supérieur Professionnel

de Musicien (DNSPM) a Paris. qulement titulaire
d'une Licence en Musicologie a 'Université de

La Sorbonne, il se produit dans de nombreux
ensembles (Correspondances, Les Talens Lyriques,

Il Pomo d'Oro...), et a travaillé comme chef de chant
- accompagnateur a I'Opéra National de Paris.

La critique loue sa « musicalité infaillible » (Premiére
Loge) ou ses « ornements délicats » (Diapason), alors
qu'en 2019 et 2020, il a été lauréat de la fondation
Royaumont. Il cofonde I'Ensemble La Palatine en 2017
avec lequel il a remporté plusieurs prix (Concours
Biber 2019, Eeemerging +), et s'est produit au Festival
d'’Ambronay 2022 & l'occasion de la sortie de son
premier album.

La Palatine

................................................................................

La Palatine est un quatuor a cordes vocales et
instrumentales codirigé par Guillaume Haldenwang
et Marie Théoleyre, soprano spécialisée dans

le répertoire baroque. Ils sont accompagnés de

la violiste Noémie Lenhof et du théorbiste Nicolas
Wattinne. Fruit de la rencontre de ces jeunes
musiciens lors de leurs études et de différentes
auditions, cet ensemble se place sous l'égide de la
pétillante Princesse Palatine, belle-sceur de Louis XIV.
Gréce a la bourse FoRTE, la Palatine a bénéficié

du dispositif d'accompagnement « Lab' Baroque »
deédié aux talents émergents. Il a ainsi réalisé

une résidence au Centre de Musique Baroque de
Versailles qui lui a permis de réaliser deux projets.

Le premier, Dans 'Ombre de Lully, aborde la question
des artistes oubliés de ['histoire officielle de la
musique, et plus particulierement des talents italiens
étouffés par la figure imposante de Jean-Baptiste
Lully au tournant du XVIII® siecle. Ce programme
porté par un petit orchestre de chambre aboutira

a l'enregistrement d'un album en novembre 2023.

Le deuxiéme projet, Et c'est votre métier ? est

une comédie burlesque et piquante qui dévoile les
dessous du métier de musicien. Cette piéce, incarnée
par un duo accompagnateur - chanteuse, se situe

a la frontiére du stand-up et du spectacle musical.

Il caricature le parcours de musiciens préts a tout
pour se faire connaitre, vivre de leur passion...

et attirer de nouveaux publics!
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Musique/
Musique actuelle

Avec le soutien de ZEBROCK/CHROMA

JOSEPHINE
Polarites
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Polarités

Polarités (Polarities) is the first album, consisting of eleven
tracks, produced by Joséphine thanks in part to the FORTE
grant. The songs will be released as singles and a digital
EP to herald the launch of the new opus. "l decided to talk
about love and its contrasts”, says the artist. “Between
butterflies in the stomach and wobbly legs, Polarités tells
the crazy story of the first meeting, the fusion, the trust,
the waiting, the lack, the acceptance, and the letting go”.
Joséphine's synth notes are inspired by French songs and
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POLARITES

electro-pop, from Emilie Simon to Christine and the Queens,
via Billie Eilish. The track Le Secret, for example, explores
love at first sight in what is most sensual and animal about
it. Le Temps d'Attendre, for its part, speaks of the rage of
dashed hopes and the burn of absence, while Mantras lets
us hear the little voices that mingle in our heads and inhabit
our dreams... Polarités will be performed live, either in a
solo piano-voice version, or in a duet version with drummer,

© Lucille Pellerin

composer, and arranger Erwan Morisse. Joséphine will be
taking part in two residencies at Le Silo and the Centre
Paris Anim Mado Robin, while a release party for the album
will be held in Paris in September 2024.

JOSEPHINE - is an author, composer, performer, and
promoter of cultural projects, born in 1993. A student in a
literary preparatory class at the Lycée Louis-le-Grand, she
graduated with a double degree in Philosophy and Modern
Literature from la Sorbonne University, before going on to
do a Master's in Business Management at EDHEC Business
School, singing at the Harmoniques school (Paris), and
self-educating in computer-assisted production. Her first EP,
Inflorescence, self-produced in 2019 under the pseudonym
loio, led to collaborations with the distributor Alter-K and
the association Zebrock. The artist is also passionate about
entrepreneurship and transmission: in 2018 she cocreated
Banana Tragédie, a collective producing live shows, and in
2022 founded the music label Tache de Rousseur.
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JOSEPHINE est une autrice, compositrice,

interpréte et porteuse de projets culturels, née en
1993. Etudiante en classe préparatoire littéraire au
Lycée Louis-le-Grand, elle est diplémée d'une double
licence de Philosophie et de Lettres modernes a
I'Université de la Sorbonne, avant de s'orienter vers un
Master en Business Management & 'EDHEC Business
School, de se former au chant a l'école Harmoniques
(Paris) et a la production assistée par ordinateur

en autodidacte. Son premier EP, Inflorescence,
autoproduit en 2019 sous le pseudonyme de loio, lui

a permis de collaborer avec le distributeur Alter-K

et l'association Zebrock. L'artiste se passionne aussi
pour l'entreprenariat et la transmission: elle a cocréé
en 2018 Banana Tragédie, un collectif produisant des
spectacles vivants, et a fondé en 2022 le label de
musique Tache de Rousseur.

Polarites

................................................................................

Polarités est le premier album, composé de onze
titres, produit par Joséphine en partie gréce

& la bourse FORTE. Ces chansons sortiront sous
formes de singles et d'un EP digital annongant

le lancement de ce nouvel opus. « J'ai décidé

de parler de l'amour et de ses contrastes » confie
l'artiste. « Entre papillons dans le ventre et jambes
qui flageolent, Polarités raconte la folle histoire

de la premiere rencontre, la fusion, la confiance,
l'attente, le manque, l'acceptation et le lacher

prise ». Les notes de synthé de Joséphine s'inspirent
de la chanson francaise et de l'électro-pop, d'Emilie
Simon a Christine and the Queens, en passant par
Billie Eilish. Le titre Le Secret explore par exemple le
coup de foudre sentimental dans tout ce qu'il a de
plus sensuel et animal. Le Temps d'Attendre parle

& son tour de la rage d'un espoir décu et de la brilure
de l'absence, tandis que Mantras nous fait entendre
les petites voix qui se mélent dans nos tétes et
habitent nos réves... Polarités se jouera sur scéne,
soit dans une version en solo en piano-voix, soit dans
une version en duo avec le batteur, compositeur

et arrangeur Erwan Morisse. Joséphine participera

& deux résidences au Silo et au Centre Paris Anim
Mado Robin, alors qu'une « release party » de l'album
aura lieu en septembre 2024 a Paris.
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Avec le soutien de ZEBROCK/CHROMA (93)

GABRIEL MABILAT

..................................................................................

© Aimy Lelux

GABRIEL MABILAT is a French composer, lyricist, singer,
and producer, born in Paris in 1997. He studied piano and
encouraged his brother Hadrien, born in 1994, to take up the
guitar. Together, they formed several rock bands and played
prestigious Parisian venues (Elysée Montmartre, La Cigale,
Alhambra, New Morning), before taking part in the Berklee
College of Music programme and founding the pop duo
MAB. Noticed for their pro-environment lyrics and melodies
performed during Marches for Climate, and praised by
France Bleu and RFI. They set up their own studio and music
label, Moins C Plus, in 2021, and released their EP Il suffit d'y
croire, mais... in November 2022.
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With their double-EP project, the MAB duo have been
seeking to create energising music in a gloomy everyday
context, ever since their first single Ca va le faire, which
already offered us a breath of life-saving oxygen in a world
racked by eco-anxiety. The video for their latest single, Tout
donner brings two generations face to face: a grandmother,
who fought for feminism, and her grandchildren concerned
about environmental justice. The two brothers celebrate
nature through unifying anthems that borrow as much from
Queen and Stromae as from Orelsan, in a blend of pop,
rock, and electronic influences. For the recording of Tout
donner, MAB captured the sounds of animals, minerals,

and alpine ambiences in the mountains to renew the raw
material of their samples. While Hadrien works more

on the duo's sound textures and rock energy, thanks to his
talents as a multi-instrumentalist (guitar, bass, drums),
Gabriel asserts himself as a lyricist for whom “music must
remain subordinate to text". Tout donner fits in well with
their commitment to the environment, and offers us a
foretaste of their second EP, scheduled for November 2023,
which will be accompanied by a show unveiled to the public
on the stage of the Café de la Danse.



© Aimy Lelux

GABRIEL MABILAT est un compositeur,

parolier, chanteur et producteur frangais, né en 1997
& Paris. Il étudie le piano et pousse son frére Hadrien,
né en 1994, a la guitare. Ensemble, ils montent
plusieurs groupes de rock et foulent la scéne de

prestigieuses salles parisiennes ('Elysée Montmartre,

La Cigale, 'Alhambra, le New Morning), avant
de participer au programme de la Berklee College
of Music et de fonder le duo pop MAB. Remarqués

pour leurs textes et leurs mélodies engagés en faveur

de l'environnement lors de concerts aux Marches
Climatiques et salués par France Bleu et RFl. Ils ont
créeé leur propre studio et label de musique Moins
C Plus en 2021, et leur EP Il suffit d'y croire, mais...,
publié en novembre 2022.

................................................................................

Le duo MAB, a travers un projet de double-EP, cherche
& créer une musique énergisante dans un contexte
quotidien morose, depuis son premier single Ca va
le faire, qui nous offrait déja une bouffée d'oxygéne
salvatrice dans un monde rongé par l'éco-anxiété.
Le clip de son dernier single, Tout donner met face-
a-face deux générations: une grand-mere, qui a
combattu pour le féminisme, et ses petits-enfants
inquiets de la justice environnementale. Les deux
fréres célébrent la nature a travers des hymnes
fédérateurs qui empruntent autant a Queen et
Stromae qu'da Orelsan, dans un alliage d'influences
pop, rock et électroniques. Pour l'enregistrement
de Tout donner, MAB a capté dans les montagnes
des sons d'animaux, de minéraux ou d'ambiances
alpestres pour renouveler la matiére premiére

de ses samples. Quand Hadrien travaille davantage
les textures sonores et l'énergie rock du duo grdce
a ses talents de multi-instrumentiste (guitare, basse,
batterie), Gabriel s'affirme comme un parolier pour
qui « la musique doit rester subordonnée au texte ».
Tout donner s'inscrit bien dans leur engagement
écologique et nous propose un avant-gout de

son second EP, programmé pour novembre 2023,
qui s'accompagne d'un spectacle dévoilé au public
sur la scéne du Cafeé de la Danse.
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Avec le soutien de La Clef (78)

LUNE

.....................................................................................................................................................................

Colors

LUNE's work for FORTE consists of a palette of tracks
distributed over several EPs. Each EP has its own musical
universe which is linked to a visual world: each track is
accompanied by a video clip. The first EP in this series

is entitled COLORS. This EP retraces a period of change
for the artist, during which he once again searches for
the colours that have disappeared from his life, changes
his environment, and lives anew. This project represents
childhood, particularly through the theme of colours and
the video clips, some of which were made in collaboration
with children. The second EP, The Middle, is rooted in

the friendship he extends to those closest to him. He writes
an EP that illustrates the passage to adulthood in all

its forms. These two EPs form a picture of youth and its
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LUNE aka Noé Martin-Boissard started playing drums at
the age of 7 at La CLEF (Association for Culture, Leisure, and
Learning). He combines drum lessons with group practice
workshops and discovers digital music from 2010 to 2019.

In 2017, at the age of 16, he released his first EP, Réve Lucide,
whose flagship track, the EP's namesake, would reach over
4 million streams by 2021. He then began to practice singing
and the guitar, which have become inseparable elements

of his style. He has built up a strong online community,

with over 100,000 followers on Spotify. Through the Musée
Sauvage in Argenteuil, LUNE met Hausmane Jamaleddine,
lead singer of the group Form, who accompanied him

and became his manager. Jamaleddine introduced him to
Nowadays Records, with whom he released his EP Chambre
aux Etoiles. He is driven by the desire to create something
new and unique. He was also supported by renowned artists
such as Fakear and La Chica. He has developed a childlike,
soft, and colourful visual universe, producing his own music
videos. Since September 2022, LUNE has been performing
live and released his EP COLORS in October 2023.

questioning, its desires, its frustrations... At the same
time, LUNE is preparing a show, as musical as it is visual
to accompany these 2 EPs, and, who knows, maybe his
future debut album.
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LUNE alias Noé Martin-Boissard commence

la batterie a l'dge de 7 ans a La CLEF. De 2010

a 2019, Il suit des cours de batterie et ateliers

de pratiques collectives et s'ouvre & la musique
numérique. En 2017, il sort & 16 ans son premier EP
Réve Lucide dont le titre phare, éponyme a l'EP,
atteindra en 2021 plus de 4 millions de streams.

Puis, il commence une formation chant et guitare,
devenus des éléments indissociables de son style.
Par le biais du Musée Sauvage a Argenteuil, LUNE fait
la rencontre d'Hausmane Jamaleddine, chanteur

du groupe Form, qui devient son manager. Ce dernier
lui présente la maison Nowadays Records, avec qui il
sort son EP Chambre aux Etoiles. Il est mu par l'envie
de créer quelque chose de nouveau, d'unique. Il est
également soutenu par des artistes de renom tel que
Fakear ou La Chica. Il développe un univers visuel
doux et coloré, en réalisant ses propres clips. Ony
découvre un univers enfantin, doux et coloré. Il donne
ses premiers concerts en septembre 2022 et sort
son EP COLORS en octobre 2023.

Colors

................................................................................

Colors consiste en une palette de morceaux
distribués en plusieurs EP. Chaque EP posséde son
univers musical qu'il relie & un univers visuel: chaque
morceau est accompagné d'un clip. Le premier EP

de cette série s'intitule COLORS. Cet EP retrace une
période de changement pour l'artiste, lors de laquelle
il recherche de nouveau les couleurs disparues

de sa vie, change d'environnement et vit d nouveau.
Ce projet représente l'enfance, notamment a travers
le théme des couleurs et les clips, dont certains

ont été réalisés en collaboration avec des enfants.

Le 2¢ EP, The Middle, quant a lui, prend racine dans
l'amitié qu'il porte & ses potes. Il écrit un EP qui illustre
le passage a l'dge adulte sous toutes ses formes. Ces
deux EP constituent un tableau de la jeunesse et de
ses remises en question, ses désirs, ses frustrations...
En paralléle, LUNE prépare un spectacle tout aussi
musical que visuel pour accompagner ces 2 EP, et qui
sait, peut-étre son futur premier album.
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Avec le soutien de MU (75)

JULIA MAURA
Chaosmose

..................................................................................

© Julia Maura

JULIA MAURA, aka Oxytocine or oXni, is self-taught and
works in multiple mediums, from writing and producing to
acting, scriptwriting, directing, and video editing. After her
first film - Galatée a l'infini - which won a dozen awards

at film festivals, the artist obtained a master's degree

at the Ecole des Hautes Etudes en Sciences Sociales
(EHESS) and then embarked on the creation of musical,
audiovisual, and curatorial projects exploring the themes
of gender, power relations, and collective beliefs in society.
Oxytocine (now oXni) emerged on YouTube during the

first period of lockdown, broadcasting a new clip every
week. Since then, many stages and festivals have hosted
her performances, including Point Ephémére, Petit Bain,
Espace B, and Les Femmes s'en Mélent. Her music has

also been broadcast on France Inter and France Culture.
Collaborations have been made with the France Télévision
series Justice!, for which the artist wrote the soundtrack,
and with the Théatre National du Nord. The artist's third
film, La ville en feu, was exhibited at the Palais de Tokyo.
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Chaosmose

Chaosmose is the new project initiated by oXni and
launched after the self-production, direction, and editing

of over a dozen tracks and clips. This work is supported by
FORTE and the Centre National de la Musique, as part of a
residency at La Station - Gare des Mines where the artist is
also taking part in the programming of the multidisciplinary
festival Pagaille. Conceived as a “total” work of art, this
concept album is like a diary, expressing the anxieties and
upheavals of our times in a sensitive and multifaceted

way: personal development, our relationship with new
technologies, sexual violence... On stage, Chaosmose takes
the form of a live and interactive audiovisual performance,
with oXni taking on the appearance of a cyborg in a light-
reflecting costume, and each track accompanied by a
documentary or experimental video. The result is a musical
film linked by a narrative thread which will also be available
in a printed edition. From high-speed rap to French song,
Chaosmose adopts the tones of ethereal pop, influenced
by the dreamy, melancholy ambiences of trip-hop. This
complete experience is destined to be played on music
stages, in contemporary art institutions and at film
festivals.



© Bérangere Fromont

JULIA MAU RA alias Oxytocine ou oXni, est

autodidacte et travaille sur de multiples mediums,
allant de l'écriture a la production, en passant par
linterprétation, la scénarisation, la réalisation et

le montage. Aprés son premier film - Galatée a l'infini
- ayant obtenu une douzaine de prix a des festivals
de cinéma - l'artiste obtient un master a 'Ecole des
Hautes Etudes en Sciences Sociales (EHESS) puis
s'engage dans la création de projets musicaux,
audiovisuels et curatoriaux explorant les thématiques
du genre, des rapports de pouvoir et des croyances
collectives dans la société. Oxytocine (devenu oXni),
émerge sur YouTube pendant le premier confinement,
avec une cadence de diffusion d'un nouveau clip
chaque semaine. Depuis lors, de nombreuses

scénes et festivals ont accueilli ses performances,
dont le Point Ephémeére, le Petit Bain, l'Espace B et
Les Femmes s'en Mélent. Par dilleurs, la musique

a été diffusée sur France Inter et France Culture.

Des collaborations ont été réalisées avec la série
Justice! de France Télévision dont l'artiste signe la BO
et avec le Théatre National du Nord. Le troisiéme film
de l'artiste, La ville en feu, a été exposé au Palais de
Tokyo.

Chaosmose

................................................................................

Chaosmose représente le nouveau projet initié par
oXni et lancé apreés l'autoproduction, la réalisation
et le montage de plus d'une douzaine de morceaux
et clips. Ce travail bénéficie du soutien de

FORTE et du Centre National de la Musique, dans

le cadre d'une résidence a La Station - Gare

des Mines ou l'artiste participe également &

la programmation du festival pluridisciplinaire
Pagaille. Congu comme une ceuvre d'art « totale »,
cet album-concept s'apparente a un journal de
bord exprimant de maniére sensible et multiforme
les angoisses et les bouleversements de notre
époque: développement personnel, rapport aux
nouvelles technologies, violences sexuelles...

Sur scéne, Chaosmose prend la forme d'un

live audiovisuel et interactif avec le public, ou

oXni adopte l'‘apparence d'un cyborg dans un
costume qui réfléchit la lumiére. Chaque morceau
est accompagné d'une vidéo documentaire

ou expérimentale. Le tout compose un film musical
relié par un fil narratif qui sera également décliné
en édition imprimée. De la chanson rap a haut débit
a la chanson frangaise, Chaosmose adopte les tons
d'une pop éthérée, influencée par les ambiances
oniriques et mélancoliques du trip-hop. Cette
expérience compléte est destinée a étre diffusée
sur des scénes musicales, dans des institutions d'art
contemporain et lors de festivals de cinéma.
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Avec le soutien de Living en Mars (75)

BERENICE MILLEREAU
aka Comae

.....................................................................................................................................................................

La Nuit

La Nuit (The Night) is Comae's first EP and comprises

5 tracks. It illustrates an episode of grief and intimate
depression, leading up to dawn and remission. The
eponymous single echoes an assault on Comae, the trauma
of which she overcame thanks to her loved ones, to whom
the EP is dedicated. The video, directed by Lena Haque

and an all-women team, tackles the issue of night-time
safety for women in public spaces. Played in piano-vocals,
this solitary, melancholy ballad sees Comae wandering
around a metropolis, pursued by a shadow, and climaxes

in a bouquet of vocal harmonies. While Limbes evokes

the fear of others and L'aube speaks of the suicide of
BERENICE MILLEREAU, aka “Comae”, is a writer, a friend, carried by some forty backing vocals in the final
composer, and performer born in 1996. She holds a arrangement, Sous les frénes is an ode to the house of the
master's degree in Arts from the School of Oriental and
African Studies (SOAS) in London, and in 2020 defended a
dissertation on “The place accorded to women in music
festivals in France". This issue is already present in her
early piano compositions, in which her commitment to
feminist narratives of freedom, otherness, and sisterhood
is transpiring. An avid reader of fantasy, Comae draws
inspiration from the works of Kate Bush and Michel
Polnareff to embody her stories and make them universal,
carried by rich vocal harmonies in the image of the folk
group Bon lver.
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artist's grandmother in Lot, and appears like a postcard
from her childhood. The second single, Paradis, released

in May 2023, explores our dreams in a child's bedroom
throughout a stormy night. With its romantic and naive airs,
the song looks back on the illusions that lull us to sleep and
the storms we go through, before calling on us to build our
own ideal life... The FORTE grant enabled Comae to take
part in an artist residency at Le Sax d'Achéres, during which
she worked on the set design and live set of La Nuit.
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BERENICE MILLEREAU. dite « comae »,

est une autrice, compositrice et interpréte née en
1996. Diplémée d'un master en Arts a la School

of Oriental and African Studies (SOAS) de Londres,
elle a soutenu en 2020 un mémoire sur « La place
accordée aux femmes dans les festivals de musique
en France ». Une problématique qui se retrouve dés
ses premiéres compositions au piano, ou transparait
son engagement dans des récits féministes de
liberté, d'altérité et de sororité. Fervente lectrice de
« fantasy », Comae s'inspire de l'ceuvre de Kate Bush
et de Michel Polnareff pour incarner ses histoires

et les rendre universelles, portées par de riches
harmonies vocales a l'image du groupe folk Bon Iver.

La Nuit

................................................................................

La Nuit, composé de cinq titres, est le premier EP de
Comae. Il illustre un épisode de deuil et de dépression
intime, menant jusqu'da l'aube et la rémission. Le single
éponyme fait notamment écho a une agression dont
a été victime Comae et dont le trauma fut surmonté
grace a ses proches, a qui est dédie l'EP. Son clip,
réalisé par Lena Haque et une équipe entiérement
féminine, aborde la question de la sécurité nocturne
pour les femmes dans l'espace public. Jouée en
piano-voix, cette ballade solitaire et mélancolique
voit Comae déambuler dans une métropole,
poursuivie par une ombre et trouve son point d'orgue
dans un bouquet d’harmonies vocales. Si Limbes
évoque la peur de l'autre et L'aube parle du suicide
d'un ami porté par une quarantaine de choeurs dans
l'arrangement final, Sous les frénes est une ode

& la maison lotoise de la grand-mére de l'artiste,

et apparait telle une carte postale de son enfance.
Le second single Paradis, sorti en mai 2023, explore
nos réves dans une chambre enfantine, le temps
d'une nuitée orageuse. Sous ses airs romantiques

et naifs, la chanson revient sur les illusions qui nous
bercent et les tempétes que l'on traverse, avant de
nous appeler & construire notre propre idéal de vie...
La bourse FORTE a permis a Comae de participer

d une résidence d'artiste au Sax d'Achéres, au cours

de laquelle elle a travaillé la scénographie et le set
live de La Nuit.

© Am-élie Jouchoux
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Jazz et musiques traditionnelles francaises

Avec le soutien de Chanteloup Musique (10)

ANTONIN PAUQUET

.....................................................................................................................................................................

Brumes

Brumes (Mists), a project initiated by Antonin Pauquet,
invites listeners to journey to the confluence of jazz and
traditional French music, to the frontier of these two
worlds rooted in dance and ancient rhythms. The nine-
track album was recorded at Studio Soult in Maisons-
Alfort, in partnership with the Chanteloup Musique label,
by the double bassist's acoustic quintet: Benoit Andrieux
on tenor saxophone, Fabien Magnin on soprano saxophone,
Christelle Raquillet on flute, and Sacha Souétre on drums.
The compositions were first put to the test on stage at
the Maisons-Alfort Lieu Commun and then at the Maison
de la Citoyenneté in La Courneuve, two venues dedicated

ANTONIN PAUQUET is a double bass player, to community life and solidarity initiatives, in keeping with
bassist, composer, and teacher, born in Poitiers in 1992. 2RI OF G1i EIHEE 591 Dl E e fUaE hes &

He graduated from the University of Paris X Nanterre with

a degree in History and went on to earn his DNSPM (Dipléme
National Supérieur Professionnel de Musicien) in jazz

and improvised music at Pole Supérieur 93, after training
with some of the biggest names on the international jazz
and free music scene, including Vincent Ségal, Julien
Loureau, Magic Malik, Bojan Z, and Frangois Jeanneau.
Antonin Pauquet is committed to blending artistic practice,
creation, cultural mediation, and transmission, and has
worked as a studio musician (Pierre Alliot), sideman
(Abajade, La Bachule, Ayinsk), project leader (Parpaing,
L'ltération des Ondes, with whom he won the Chantiers
2022-2023 competition organised by the Centre
International des Musiques Nomades), and teacher at

the Clichy Conservatoire and the Philharmonie de Paris.

© Adélaide Yvert

vocation to “recreate social links". The album's repertoire,
arranged by the double bassist, is inspired by the dance
music of the Massif Central and evokes waltzes, bourrées
from Auvergne, and “scottishes" played at balls. The quintet
has thus updated these traditional tunes and rhythms, while
appropriating the musical material proposed by the double
bassist. With a rich and varied instrumentation, Antonin
Pauquet's compositions convey powerful grooves built
around airy, colourful melodies.
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ANTONIN PAUQUET est un

contrebassiste, bassiste, compositeur et enseignant,
né a Poitiers en 1992. Dipléomé d'une licence
d'Histoire & l'Université Paris X Nanterre, il obtient
son Diplédme National Supérieur Professionnel de
Musicien (DNSPM) en jazz et musiques improvisées
au Pble Supérieur 93, aprés s'étre formé auprés

de grands noms de la scéne internationale jazz et
free, tels que Vincent Ségal, Julien Loureau, Magic
Malik, Bojan Z et Frangois Jeanneau. Attaché

a méler étroitement pratique artistique, création,
médiation culturelle et transmission, Antonin Pauquet
est tour a tour musicien de studio (Pierre Alliot),
sideman (Abajade, La Bachule, Ayinsk), leader

de projets (Parpaing, L'ltération des Ondes avec

qui il est lauréat des Chantiers 2022-2023 du Centre
International des Musiques Nomades), et enseighant
au Conservatoire de Clichy ainsi qu'a la Philharmonie
de Paris.

Brumes

................................................................................

Brumes, projet initié par Antonin Pauquet, invite
ses auditeurs a voyager a la confluence du jazz

et des musiques traditionnelles frangaises,

& la frontiére de ces deux univers ancrés dans

la danse et les rythmes anciens. Composé de

neuf titres, l'album a été enregistré au Studio

Soult & Maisons-Alfort, en partenariat avec

le label Chanteloup Musique, par le quintette
acoustique du contrebassiste: Benoit Andrieux

au saxophone ténor, Fabien Magnin au saxophone
soprano, Christelle Raquillet a la flate et Sacha
Souétre a la batterie. Les compositions furent
auparavant éprouvées sur scéne au Lieu Commun
de Maisons-Alfort puis a la Maison de la Citoyenneté
de La Courneuve, deux endroits dédiés d la vie
associative et aux actions solidaires, en lien

avec la sensibilité de l'artiste qui considere

que la musique a vocation & « recréer des liens
sociaux ». Le répertoire de 'album, arrangé par

le contrebassiste, s'inspire des musiques a danser
du Massif central et évoque les valses, les bourrées
auvergnates et les « scottishes » jouées lors

des bals. Le quintette a ainsi réactualisé ces airs

et rythmes traditionnels, tout en s'appropriant

le matériau musical proposé par le contrebassiste.
Constituées d'une instrumentation riche et variée,
les compositions d'Antonin Pauquet transmettent
des grooves puissants, articulés autour de mélodies
aériennes et colorées.
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Avec le soutien de JAMSPACE

JULES TEINTURIER

Deterrer l'or
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JULES TEINTURIER is a French author, composer,
singer, and multi-instrumentalist, born in Les Sables-
d'Olonne in 1994. He began to enjoy singing as a child and,
after an introduction to the guitar, performed his first
compositions in his secondary school playground. After
graduating from university with a degree in psychology,

he moved to Paris in 2017, where he attended the music
section of the Cours Florent and, with three other students,
founded the group Sguvenir, which based its work around
his own compositions. In 2020, the group released an EP

of seven rock and poetic songs, including Lourdes Eaux,
which remains its “talisman title". Spotted by the teams

on The Voice, Jules Teinturier took part in the show in 2022.
It was there that he made some decisive encounters that
are now fuelling his projects, including a new EP marking
the launch of his solo career.
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Déterrer l'or
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The EP Déterrer l'or (Unearthing the gold), recorded at
Studio Paradis in February 2023, features 4 songs and an
instrumental track, built around an old Furstein upright
piano that Jules Teinturier inherited from a neighbour who
died a few years ago... The chance encounter with this
instrument, whose aura was captured by sound engineer
Nicolas Defeudis, gave rise to a myriad of songs prepared
with Chloé Antoniotti on keyboard and Valentin Z as
producer. The latter also take it in turns to accompany
Jules Teinturier on stage. Tinged with melancholy and
inner chaos, Jules Teinturier's lyrics transport the listener
into a poetic bubble, dense and intimate, where light and
shadow balance each other. The first video clip from

the EP, Le Chant des oiseaux bleus (The song of blue
birds), released in May 2023, oscillates between softness
and nostalgic power, and will be followed by the single
Déterrer l'or next November. Offering a subtle balance
between organic sounds (piano, guitar, bass, vocals,
trumpet) and analogue (Juno 106, Yamaha CP reface,
Vocoder), the recording of the EP Déterrer l'or is supported
by the JamSpace project and will be accompanied by a live
recording.
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JULES TEINTURIER est un auteur,

compositeur, chanteur et multi-instrumentiste
francais, né aux Sables-d'Olonne en 1994.

Il expérimente dés l'enfance le plaisir de chanter,

et, aprés une initiation a la guitare, présente dans

la cour de son collége ses premiéres compositions.
Diplomé de psychologie & l'université, il s'installe

& Paris en 2017 ou il suit les formations du Cours
Florent section musique et fonde avec trois autres
éléves le groupe Sguvenir, qui s'articule autour de

ses compositions et sort en 2020 un EP de sept
chansons rock et poétiques, dont Lourdes Eaux, qui
reste son « titre-talisman ». Repéré par les équipes de
The Voice, Jules Teinturier participe a l'émission en
2022. Il y fait des rencontres décisives qui nourrissent
aujourd’hui ses projets, dont un nouvel EP marquant
l'envol de sa carriére en solo.

Déterrer l'or

................................................................................

L'EP Déterrer l'or, enregistré au studio Paradis

en février 2023, comporte 4 titres chantés ainsi

qu'un morceau instrumental, construits autour

d'un vieux piano droit Furstein dont Jules Teinturier

a hérité d'une voisine, décédée il y a quelques années...
La rencontre fortuite avec cet instrument, dont
l'ingénieur du son Nicolas Defeudis a capté l'aura,

a fait naitre une myriade de chansons préparées
avec Chloé Antoniotti au clavier et Valentin Z

& la réalisation. Ces derniers accompagnent
également Jules Teinturier sur scéne a tour de role.
Teintés de mélancolie et de chaos intérieur, les textes
de Jules Teinturier transportent leur auditeur dans
une bulle poétique, dense et intimiste, ou la lumiere
et l'ombre s'équilibrent. Le premier clip issu de cet EP,
Le Chant des oiseaux bleus, sorti en mai 2023, oscille
entre douceur et puissance nostalgique, et sera suivi
du single Déterrer l'or en novembre prochain. Offrant
un subtil équilibre entre sonorités organiques (piano,
guitare, basse, voix, trompette) et analogique (Juno
106, Yamaha CP reface, Vocoder), l'enregistrement de
U'EP Déterrer l'or est soutenu par le projet JamSpace,
et s'accompagnera d'une captation live.
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Musique actuelle

Avec le soutien du Forum de Vauréal (95)

INES DAMARIS-VIEILLARD

..................................................................................

£
3
=
51
S
C
o
S
8
i <
O
©

INES DAMARIS-VIEILLARD is a French author,
composer, performer, and multi-instrumentalist born

in 1996. After obtaining a degree in Musicology from La
Sorbonne University, and a diploma in Singing and Live
Music from the Conservatoire @ Rayonnement Régional
(CRR) in Paris, she studied singing with Arnaud Vernet, vocal
coach for La Nouvelle Star and the Studio des Variétés.

She has worked with Klaus Blasquiz (Magma), Zombie
Zombie (Etienne Jaumet, Neman Herman Dune), and Ramon
Pipin, notably on his latest album, Alafu, released in May
2020, and on stage at the Café de la Danse. Since March
2023, Inés has been working as a keyboardist, backing
vocalist, and percussionist with Gabriel Tur's Monade
project, with whom she has played at La Maroquinerie

and Le Centquatre. In early 2023, she released her first EP
and video, In the Garden, distributed by INOUIE.
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In the Garden
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In the Garden is the second video from Inés Damaris-
Vieillard's debut EP. Inspired as a teenager by the American
Doo-Wop bands of the 1930s, she has developed a folk-
pop aesthetic, with electro-chemical tinges that takes us
on a journey to the edge of dreams and wonder. In 2021,
she traces the beginnings of a dreamlike musical show
around the composition Last Morning, representing the
shift from wakefulness to sleep. At the centre of her first
EP In the Garden, recorded at Midilive Studio with Fred
Magnier, the song is accompanied by four tracks. No One'’s
Monkey and So Long express the aspirations, doubts,

and beliefs of the artist - who writes the lyrics, melodies,
and harmonies for her songs, accompanied by her guitar
or a piano. The album In The Garden is described by Ines
Damaris-Vieillard as an “inner garden”. For her new project,
two singles replay two essential themes: introspection
into our innermost thoughts and dreams (Beware), and

the journey to an elsewhere, with the fabulous figure

of a boy who descended from the Moon to Earth when
humanity was still in its infancy (Moon Boy).
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INES DAMARIS-VIEILLARD e

une auteure, compositrice, interpréte et multi-
instrumentiste frangaise née en 1996. Aprés
l'obtention d'une licence de Musicologie a ['Université
de La Sorbonne, et un dipléme de Chant et Musiques
Actuelles au Conservatoire @ Rayonnement Régional
(CRR) de Paris, elle étudie le chant avec Arnaud
Vernet, coach vocal de la Nouvelle Star et du Studio
des Variétés. Elle a collaboré avec Klaus Blasquiz
(Magma), Zombie Zombie (Etienne Jaumet, Neman
Herman Dune) et Ramon Pipin, notamment sur son
dernier album Alafu édité en mai 2020, et sur la scéne
du Café de la Danse. Depuis mars 2023, Inés officie
en tant que claviériste, choriste et percussionniste
au sein du projet Monade de Gabriel Tur, avec qui elle
a joué a La Maroquinerie et au Centquatre. Début
2023 est sorti son premier EP ainsi que son premier
clip, In the Garden, distribué par INOUIE.

In the Garden

................................................................................

In the Garden est le second clip issu du premier EP
d'Inés Damaris-Vieillard. Inspirée dés l'adolescence
par des groupes de Doo-Wop américains des années
1930, elle a développé une esthétique folk-pop,

aux teintes électro-chimériques qui nous fait voyager
aux confins du réve et du merveilleux. En 2021, elle
trace les prémices d'un spectacle musical onirique
autour de la composition Last Morning, représentant
cette bascule de l'état d'éveil au sommeil. Au centre
de son premier EP In the Garden, enregistré au
Midilive Studio avec Fred Magnier, la chanson
s'accompagne de quatre titres. No One’s Monkey

et So Long expriment les aspirations, les doutes

et les croyances de l'artiste - qui écrit les paroles,
les mélodies et les harmonies de ses chansons,
accompagnées de sa guitare ou d'un piano. L'album
In The Garden est décrit par Inés Damaris-Vieillard
comme un « jardin intérieur ». Pour son nouveau
projet, deux singles rejouent deux thémes essentiels:
l'introspection vers nos pensées et nos réves intimes
(Beware), ainsi que le voyage vers un ailleurs,

avec la figure fabuleuse d'un gargon descendu

de la Lune sur Terre alors que l'humanité n'en est
qu'd ses balbutiements (Moon Boy).
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Spectacle musical

Avec le soutien de La Muse en Circuit (94)

NICOLAS WORMS

L'lle Fantéme
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NICOLAS WORMS is a composer born in Paris in 1993.

In 2016 he won first prizes in harmony, counterpoint,

fugue, analysis, orchestration, and improvisation at the
Conservatoire National Supérieur de Musique et de Danse
of Paris (CNSMDP). Like his city, his music is a network

of space-time where contradictory presences circulate,
whose dissonance constitutes the wound as well as the
structure. He has written several works for the Opéra de
Paris, the Thédatre du Chatelet, and the Orchestre de la

Cité internationale universitaire de Paris (CiuP), of which

he was assistant conductor. Several of his works have

been broadcast on France Musique. Nicolas Worms writes
for ensembles such as the Orchestre Philharmonique de
Radio France, the Quatuor Debussy, and the Accentus choir,
orchestrates the soundtracks of films by Christophe Honoré
and Quentin Dupieux, and creates the music for numerous
choreographic, theatrical, and radio plays. He is also a
member of the psychedelic pop-rock group Moonsters and
collaborates with artists such as Yaél Naim, UTO, Mocke
and Eden Tinto Collins.
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L'ile Fantéme

L'ile Fantéme (Phantom island)is an hour-and-a-half-long
work designed for the stage, combining chamber music,
rock, and improvisation around its main character, Isola,
played by Shura Rusanova. Winner of the FORTE award,
coproduced by La Muse En Circuit (CNCM d'Alfortville)

and supported by La Dynamo de Banlieues Bleues, this
musical was conceived and composed by Nicolas Worms,
who also wrote most of the texts. L'lle Fantéme, a romantic
place populated by enigmas, prophecies, and sirens, is a
metaphor for the psyche of Isola's character. The audience
is invited to bear witness to her inner journey. The pain of
absence, the eternity of love, and the quest for self are

at the heart of this poetic adventure, which defies the
boundaries between styles and practices, and is set to a
"music-fiction" performed by a sextet of instrumentalists
on stage, oscillating between rock band and contemporary
music ensemble. In keeping with the “total art” dimension
so dear to the history of opera, the show is directed by the
visual artist Tibo, with the eye of dancer and choreographer
Philippe Lebhar. We hear the poet Ezra Pound among other
characters, whose pre-recorded voices float around the
stage, chanting as well as haunting presences... An eclectic,
melancholic, and dreamlike work of rare beauty.
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NICOLAS WORMS est un compositeur né

& Paris en 1993. Il obtient en 2016 ses premiers prix en
harmonie, contrepoint, fugue, analyse, orchestration
et improvisation au Conservatoire National Supérieur
de Musique et de Danse de Paris (CNSMDP). A l'image
de sa ville, sa musique est un réseau d'espace-temps
ou circulent des présences contradictoires, dont

la dissonance constitue la blessure et la structure.

Il signe plusieurs compositions pour l'Opéra de Paris,
le Théatre du Chatelet et I'Orchestre de la Cité
internationale universitaire de Paris (CiuP), dont il

a été chef assistant. Plusieurs de ses ceuvres ont

été diffusées sur France Musique. Nicolas Worms
écrit pour des ensembles comme 'Orchestre
Philharmonique de Radio France, le Quatuor Debussy,
le choeur Accentus, orchestre les B.O. de films de
Christophe Honoré et Quentin Dupieux, et crée la
musique de nombreuses piéces chorégraphiques,
théatrales, et radiophoniques. Il fait aussi partie

du groupe de pop-rock psychédélique Moonsters

et collabore avec des artistes tels que Yaél Naim,
UTO, Mocke et Eden Tinto Collins.

L'lle Fantéme

................................................................................

L'ile Fantéme est une ceuvre fleuve d'une heure trente
pensée pour la scéne, reliant musique de chambre,
rock, et improvisation, autour de son personnage
principal, Isola, interprété par Shura Rusanova.
Lauréat FORTE, coproduit par La Muse En Circuit
(CNCM d'Alfortville) et soutenu par La Dynamo de
Banlieues Bleues, ce spectacle musical a été congu
et composé par Nicolas Worms, qui en a également
écrit la plupart des textes.

L'lle Fantéme, lieu romantique peuplé d'énigmes,
de prophéties et de sirénes, est une métaphore

de la psyché du personnage d'Isola. L'audience

est invitée a témoigner de son voyage intérieur.

La douleur de l'absence, l'éternité de l'amour,

et la quéte de soi sont au coeur de cette aventure
poétique. Elle défie les frontiéres entre les styles

et les pratiques, autour d'une « musique-fiction »
déployée par un sextuor d'instrumentistes présents
sur scéne, qui oscille entre le groupe de rock et
I'ensemble de musique contemporaine. Renouant
avec la dimension d'« art total » chére a l'histoire
de l'opéra, le spectacle est mis en scéne par

le plasticien Tibo, avec le regard du danseur

et chorégraphe Philippe Lebhar. On y entend
notamment le poéte Ezra Pound, au milieu d'autres
personnages, dont les voix pré-enregistrées flottent
sur sceéne comme des présences (c)hantantes...
Une ceuvre éclectique, mélancolique et onirique
d'une rare beaute.
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Arts de la scene/
Piece de thédtre

Avec le soutien de la Compagnie Asphalte (93)

ROXANE BEST
The Rover
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ROXANE BEST discovered theatre while working as

a criminal lawyer. She joined the Auvray-Nauroy School

in 2018 to take the Actor's Training course and helped
create the collective Le Retour, whose first play Papi was

a finalist in the Court mais pas vite festival in 2022. She
acted in various plays, notably at the Théatre de I'Etoile

du Nord, and also wrote her own plays. In January 2023,
she set up her own company, La Loupe, with Thomas Meyer,
whose artistic project is to focus on the blind spots in our
societies and raise the spectator's awareness. The La Loupe
company is based in Seine-Saint-Denis. It has been selected
to take part in the 48H en scene festival in March 2023.

76

...................................................................................

The Rover

................................................................................

The Rover resurrects a forgotten masterpiece from the
classical European theatre repertoire. This masterpiece
by English playwright Aphra Behn shows women struggling
in Naples on a carnival evening. At once lustful, funny,
conniving, and intelligent, they clash with the puritanical
context of their time, entangled in the destinies

assigned to them (nun, prostitute, wife). A true historical
breakthrough in the representation of women's bodies,

it was at its premiere in 1677 that female actors were
allowed to perform on a London stage for the first time.

It was a revolution that prompted King Charles II, then in
exile, to spend time at the court of Versailles where he
discovered for the first time talented female actors such
as Mademoiselle de Champmeslé and Madeleine Béjart.
Performing The Rover at Versailles is a return to the roots
of English Restoration theatre. The translation of the play
into French was carried on by Line Cottegnies, professor
of British literature at the Sorbonne and a specialist in
comedies from the Restoration, and Mayte Perea Lopez, an
actress and trained translator. A comedy of manners with
a powerful dramaturgy, a popular and spectacular theatre
where the desire for freedom is felt more than ever in the
remnants of a world in crisis.
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ROXAN E BEST découvre le théatre

alors qu'elle exerce comme avocate pénaliste.

Elle intégre alors I'Ecole Auvray-Nauroy en 2018,
pour y suivre la Formation de 'Acteur et participe
a la création du collectif Le Retour, dont la
premiére piéce Papi est finaliste du festival Court
mais pas vite en 2022. Elle joue dans différentes
piéces, notamment au Théatre de I'Etoile du Nord,
et écrit également ses propres piéces. En janvier
2023, elle crée sa propre compagnie, La Loupe,
avec Thomas Meyer, dont le projet artistique

est de mettre la focale sur les angles morts de
nos sociétés et provoquer une prise de conscience
chez le spectateur. La compagnie La Loupe est
basée dans le département de la Seine-Saint-Denis.
Elle est sélectionnée en mars 2023 pour participer
au festival 48H en scéne.

The Rover

................................................................................

The Rover ressuscite un chef-d'oeuvre oublié

du répertoire théatral classique européen.

Cette piece maitresse de la dramaturge anglaise
Aphra Behn, donne d voir des femmes se débattant
a Naples le temps d'une soirée de carnaval. A la fois
désirantes, dréles, complices, intelligentes, elles

se cognent contre le contexte puritain de leur
époque, empétrées dans les destins qui leur sont
assignés (nonne, prostituée, épouse). Véritable
rupture historique dans la représentation du corps
des femmes, c'est lors de sa création en 1677 que
des comédiennes sont autorisées pour la premiere
fois & se produire sur une scéne londonienne. Une
révolution qui poussa le roi Charles Il, alors en exil, a
passer un s€jour da la cour de Versailles ou il découvrit
pour la premiére fois des femmes comédiennes

de grand talent & l'instar de Mademoiselle de
Champmeslé ou Madeleine Béjart. Jouer The Rover &
Versailles, c'est retourner aux sources du thédatre de
la Restauration anglaise. La traduction de la piece
en frangais a été orchestrée par Line Cottegnies,
professeur de littérature britannique a la Sorbonne
et spécialiste des comédies de la Restauration et
Mayte Perea Lopez, comédienne et traductrice de
formation. Une comédie de moeurs a la dramaturgie
puissante, un théatre populaire et spectaculaire ou le

désir de liberté se fait plus que jamais sentir dans les
vestiges d'un monde en crise.

© Thomas MEYER
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Arts de la scene/

Spectacle pluridisciplinaire

Avec le soutien de la Commune de Vanves

VINCENT DUPUY
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VINCENT DUPUY trained in artistic gymnastics for

10 years. In 2013, he entered the Conservatoire National
Supérieur de Musique et de Danse de Paris and obtained
his DNSPD at the age of 19. On graduating, he was awarded
the Talents ADAMI 2016 prize and took part in the revival

of May B, an emblematic piece of contemporary dance,
with the Maguy Marin company. For 5 years he worked as

a director and choreographer with Arthésic, an emerging
contemporary theatre company, and cowrote four works
with Matthieu Carrani. Since 2017, he has been a dancer-
performer for choreographers Hervé Robbe and Giséle
Vienne. In 2019, he will take part in the reinterpretation of
Dominique Bagouet's So Schnell, directed by Catherine
Legrand, before developing his own choreographic

work by founding the Atlas company in September 2021.

He is currently performing the solo Fuglane, choreographed
by Hélene Rocheteau, and dancing in Pauline Bayard's play
Stabat Mater.
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Infrais a choreographic creation centred on the
underground, invisible but omnipresent movements of

the world. Drawing on his studies in science, dance,

and theatre, Vincent Dupuy has created a specific
choreographic language at the crossroads of these three
disciplines. The movement emanates from minute gestures
and the emergence of thought, acting as a resistance to
gravity. There is no physical contact, no words exchanged.
A magnetic interplay develops between the performers,
upsetting and destabilising our visual reference points.
Fascinated by the imperceptible and vertiginous passage
from inert matter to the living, Infrais a reflection on what
underlies our body and its intimate and total relationship
with its environment. What is the basis of the world of
appearances? What moves us? What makes us feel?

In a poetic of restraint, Infra's aesthetic is both refined
and chaotic. The arrhythmic interplay of bodies, light, and
sound fractures space and blurs our perception of time.
We are plunged into a universe that is both concrete and
invisible, often unpredictable, where senses other than sight
are called upon, both on the part of the spectator and the
performer. "Form is no longer at the centre of creation, but
a more sensitive state opens up. That's what | want to begin
with this first creation, Infra."
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VINCENT DUPUY c ¢té formé a la

gymnastique artistique pendant 10 ans. En 2013,

il intégre le Conservatoire National Supérieur de
Musique et de Danse de Paris et obtient son DNSPD

a l'age de 19 ans. A sa sortie, il est nommé lauréat des
Talents ADAMI 2016 et participe a la reprise de May B,
une piéce emblématique de la danse contemporaine,
au sein de la compagnie Maguy Marin. Il collabore
pendant 5 ans en tant que metteur en scéne et
chorégraphe avec la compagnie Arthésic, compagnie
émergente de théatre contemporain et coécrit
quatre créations avec Matthieu Carrani. Depuis

2017, il est danseur-interpréte pour les chorégraphes
Hervé Robbe et Giséle Vienne. En 2019, il participe

a la réinterprétation de So Schnell de Dominique
Bagouet, dirigée par Catherine Legrand, avant

de développer son propre travail chorégraphique

en fondant la compagnie Atlas en septembre

2021. Actuellement, il interprete le solo Fuglane,
chorégraphié par Héléne Rocheteau, et danse dans
la piece Stabat Mater de Pauline Bayard.

................................................................................

Infra est une création chorégraphique centrée

sur les mouvements souterrains, invisibles, mais
omniprésents du monde. Fort de ses études en
sciences, danse et théatre, Vincent Dupuy imagine
un langage chorégraphique spécifique qui se situe

a la croisée de ces trois disciplines. La gestuelle
émane de mouvements infimes et de 'émergence
de la pensée, agissant comme une résistance a

la gravité. Il n'y a aucun contact physique, aucun
mot échangé. Un jeu magnétique s'installe entre

les interpretes, bousculant et déstabilisant nos
repéres visuels. Fasciné par le passage imperceptible
et vertigineux de la matiére inerte au vivant, Infra
est une réflexion sur ce qui sous-tend notre corps et
sa relation intime et totale avec son environnement.
Sur quoi repose le monde des apparences? Qu'est-
ce qui nous meut? Nous émeut? Dans une poétique
de la retenue, Infra s'inscrit dans une esthétique a

la fois épurée et chaotique. L'engrenage arythmique
des corps, de la lumiére et du son fracture l'espace
et brouille notre perception du temps. Nous sommes
plongés dans un univers a la fois concret et invisible,
souvent imprévisible, ou d'autres sens que la vue
sont sollicités, tant du coté du spectateur que

de linterpréte. « La forme n'est plus au centre

de la création, mais un état plus sensible s'ouvre.
C'est ce que je souhaite amorcer avec cette premiére
création Infra. »
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Arts de la scene/
Spectacle de danse

Avec le soutien de La Fabrique de la danse (75)

CECILE LASSONDE
Inside the box
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© Gilles Dantzer

CECILE LASSONDE, born in 1992, is a choreographer,

dancer, performer, and teacher. After completing her

studies at the Royal Conservatory of Antwerp in Belgium,
she worked in various countries with artists such as Romeo
Castellucci, Damien Jalet, Mirjam Sutter, and Jens van
Daele. Since 2018, she has been assisting various directors
such as Gaia Saitta at the Théatre National de Bruxelles.
She was selected for the Création en cours programme of
the Ateliers Médicis in 2018, where she completed a four-
month residency in Allier with Mathilde Méritet, marking

the start of her artistic involvement in schools. In 2019,

they created their danced tale Ombre d'étre, which will be
revived in 2022 with a coproduction by ACTA 95 (Val d'Oise).
Since September 2020, Cécile Lassonde has been supported
by La Fabrique de la Danse in Paris.
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Inside the Box

Inside the Box is a fusion of contemporary dance, boxing,
running, and theatre. Inspired by their personal experiences
in the ring and at the stadium, Cécile Lassonde and her
performer Zoé Lecorgne lay bare the contradictory
thoughts felt during a sporting effort. They embody the two
sides of the same person: the one who lets go and the one
who holds on, the one who runs and the one who doubts,
the one who encourages and the one who is afraid. Two
parallel stories answer each other, look at each other, listen
to each other... This choreographic duet uses boxing as a
physical representation, embodied in the movements and
energy of the dance, while the race is used as an allegory
of the passage of time, symbolising the marathon of life

to be run. The two lead dancers take on all the roles, both
inside and outside their respective sports: boxer/runner,
winner/loser, coach, supporter. Using their body language,
voice, and theatricality, they recreate the situation in its
entirety. Between the immediacy of explosive happiness
and the absolute disappointment of a second's inattention,
emotions are at the heart of this creation. It confronts

the ultimate joy of victory with the disappointment

of disqualification, doubt with invincibility, fear with
excitement, exhaustion with infinite energy... The leitmotif is
to keep going, to stand your ground, and resist the urge to
give up.
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CECILE LASSONDE, n¢c en 1992, est

chorégraphe, danseuse, interpréte et professeure.
Apres avoir terminé ses études au Conservatoire
Royal d'Anvers en Belgique, elle a travaillé dans divers
pays avec des artistes tels que Romeo Castellucci,
Damien Jalet, Mirjam Sutter et Jens van Daele.
Depuis 2018, elle assiste différents metteurs en scéne
tels que Gaia Saitta au Théatre National de Bruxelles.
Elle a été sélectionnée pour le programme Création
en cours des Ateliers Médicis en 2018, ou elle a
réalisé une résidence de quatre mois dans l'Allier
avec Mathilde Méritet, marquant le début de son
engagement artistique en milieu scolaire. Elles créent
ensemble en 2019 leur conte dansé Ombre d'étre,
repris en 2022 avec une coproduction d'ACTA 95

(Val d'Oise). Depuis septembre 2020, Cécile Lassonde
est soutenue par La Fabrique de la Danse a Paris.

Inside the Box

................................................................................

Inside the Box est une fusion de danse
contemporaine, de boxe, de course a pied et de
thédatre. Inspirées de leurs expériences personnelles
sur le ring et le stade, Cécile Lassonde et son
interprete Zoé Lecorgne exposent a nu les pensées
contradictoires ressenties lors d'un effort sportif.
Elles incarnent les deux versants d'une méme
personne: celle qui lache prise et celle qui tient

bon, celle qui court et celle qui doute, celle qui
encourage et celle qui a peur. Deux histoires
paralléles se répondent, se regardent, s'écoutent...
Ce duo chorégraphique utilise la boxe comme

une représentation physique, incarnée dans les
mouvements et l'énergie de la danse, tandis que

la course est utilisée comme une allégorie du

temps qui passe, symbolisant le marathon de la vie

& parcourir. Les deux danseuses protagonistes
endossent tour a tour tous les roles, a l'intérieur

de leur sport respectif comme a l'extérieur: boxeuse/
coureuse, gagnante/perdante, entraineur, supporter.
Grdce a leur langage corporel, leur voix et leur
théatralité, elles recréent la situation dans son
intégralité. Entre l'instantanéité d'un bonheur explosif
et la déception absolue d'une seconde d'inattention,
les émotions sont au coeur de cette création.

Cette derniére confronte la joie ultime lors d'une
victoire a la déception d'une disqualification, le doute
a linvincibilité, la peur a l'excitation, l'épuisement

a l'énergie infinie... Le leitmotiv est de continuer,

de tenir téte et de résister a l'envie d'abandonner.

]
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FELIX LOIZILLON

REMEMBER
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FELIX LOIZILLON is an author, director, and musician.
After studying literature (Hypokhagne and Khagne),

he obtained a master's degree in contemporary philosophy
at la Sorbonne, during which he went on exchange to

study in Tokyo (Waseda) and Buenos Aires (UCES). He has
composed music for several films and shows. In 2020,

he founded the company Le Chameau with Fanny Paulhan
(head of production and development), and the following
year created his first show, Nel mezzo. Freely inspired by
Dante's Inferno, this creation pays particular attention to
the materiality of sound and image, playing with shadows,
projections, and the disintegration of sound and vision.

In 2022, Félix Loizillon wrote Always on my mind, a dramatic
poem centred on the loss of a friend who reappears

in his dreams. The staging, marked by silence, attempts

to preserve the emotion through the traces left behind.

In parallel with his next creation, REMEMBER (working

title), winner of the FORTE prize, Félix Loizillon is writing and
directing a first short film with Guil Sela, Santa Maria Kyoko,
which tells the story of a Japanese couple going through

a breakup in Corsica.
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REMEMBER

REMEMBER (working title) invites viewers to a funeral

wake at home. Jean-Louis has died. His wife Raphaélle,

his daughter Irma, and his son Ismaél watch over him,
accompanied by Kyoko, a "midwife of the dead" who
prepares the body and conducts the ceremony. Together
they try to talk to Jean-Louis, sometimes even believing
that he is waking up. Félix Loizillon explores this tradition

of the home wake, which has become increasingly marginal
in the West, by exploiting its dramaturgical potential.

The unity of time, place, and action immediately turn this
situation into a stage for theatre. "l want to take as my
starting point real time, its thickness, its dead time; and

the concrete reality of death, in other words its inscription
on a body, that of the character Jean-Louis. How do you
represent a dead body on stage? What do the living do

to the bodies of the dead? What is the role of the family
and loved ones? When | was a teenager, | saw the body

and face of my stepfather, Laurent, in the morgue. | cried.
That memory has remained unchanged ever since. What
would have happened if I'd spent the night with him?

How would | have accompanied him? What would have
been the nature of our relationship during those few hours?”
Influenced by various figures in contemporary anthropology
(Grégory Delaplace, Alexa Hagerty, Christophe Pons...),

this show was born of a desire for ritual, a desire to believe
in the creativity of humans and the dead in their most
intimate relationships, while reminding us that theatre can
be the perfect place to express these issues.
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FéLIX LOIZILLON est un auteur, metteur

en scéne et musicien. Aprés des études littéraires
(Hypokhagne et Khagne), il a obtenu un master en
philosophie contemporaine & la Sorbonne, pendant
lequel il part en échange universitaire a Tokyo
(Waseda) et Buenos Aires (UCES). Il a composé la
musique de plusieurs films et spectacles. En 2020,

il fonde la compagnie Le Chameau avec Fanny
Paulhan (responsable de la production et du
développement) et l'année suivante, il crée son
premier spectacle intitulé Nel mezzo. S'inspirant
librement de L'Enfer de Dante, cette création
présente une attention particuliére a la matérialité
du son et de l'image, en jouant avec les ombres,

les projections et les désintégrations sonores et
visuelles. En 2022, Félix Loizillon écrit Always on my
mind, un poéme dramatique centré sur la perte d'une
amie qui réapparait dans ses réves. La mise en scéne,
empreinte de silence, tente de préserver 'émotion
& travers les traces laissées. En parallele de sa
prochaine création, REMEMBER (titre provisoire),
lauréate du prix FORTE, Félix Loizillon écrit et réalise
un premier court-métrage avec Guil Sela, Santa
Maria Kyoko, qui raconte 'histoire d'un couple
japonais qui se sépare en Corse.

REMEMBER

................................................................................

REMEMBER (titre provisoire) convoque le spectateur
& une veillée funéraire a domicile. Jean-Louis est
décédé. Sa femme Raphaélle, sa fille Irma, et son
fils Ismaél, veillent sur lui, accompagnés de Kyoko,
une « sage-femme des morts » qui prépare le corps
et dirige la cérémonie. Ensemble, ils tentent de
parler a Jean-Louis, croyant méme parfois qu'il

se réeveille. Feélix Loizillon explore cette tradition

de la veillée funéraire a domicile, devenue de plus
en plus marginale en Occident, en exploitant son
potentiel dramaturgique. L'unité de temps, de lieu

et d'action font d'emblée de cette situation une
scéne de thédtre. « Je souhaite partir du temps réel,
de son épaisseur, de ces temps morts, et de la réalité
concreéte de la mort, c'est-a-dire de son inscription
sur un corps, celui du personnage de Jean-Louis.
Comment représenter un corps mort sur scéne?
Que font les vivants aux corps des morts? Quel est
le role de la famille et des proches ? Adolescent,

j'ai vu le corps et le visage de mon beau-pére,
Laurent, a la morgue. J'ai pleuré. Ce souvenir est
resté intact. Que ce serait-il passé si j'avais passé

la nuit avec lui? Comment l'aurais-je accompagné?
Quelle aurait été la nature de notre relation pendant
ces quelques heures? ». Influencé par diverses
figures de l'anthropologie contemporaine (Grégory
Delaplace, Alexa Hagerty, Christophe Pons...),

ce spectacle est né d'un désir de rite, d'une envie de
croire en la créativité des humains et des morts dans
leurs relations les plus intimes, tout en rappelant
que le thédatre peut étre le parfait lieu d'expression
de ces problématiques.
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LEO MORALA-MACIAS &
LA COMPAGNIE INTREPIDUS
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Stek is a creation by the Intrépidus company, which

brings together circus artists from Italy, Mexico, Uruguay,
and France. The show is a skilful blend of clowning,
juggling, and acrobatics, taking place in an environment
cluttered with rubbish, illustrating a quest for meaning
against a backdrop of loneliness and surrounding madness.
The four characters evolve in a life at the fringes, juggling
problems as commonplace as trousers that are too short
and coats that are too long, in a world where rubbish can

be both repulsive and fascinating. Life, fragile as a piece

of bread, drives these characters to fraternity in their
struggle for survival. Despite their apparent failure to fit

in, they eventually find their place. This unstable, uncertain
situation gives rise to powerful, inexhaustible poetry. Full of
noise and smoke, Stek is a vibrant show full of urban energy,

© Christophe Trouilhet

combining dance, theatre, music, and circus performances.
Punctuated by stunts, juggling, and the manipulation of
LEO MORALA-MACIAS grew up near Toulouse. a rubbish bin, Stek creates the contours of a raw, poetic,
Following a fall caused by a failed somersault, he decided and powerful universe.

to devote himself to gymnastics. His first acrobatic moves

opened the doors to an amateur circus company. In 2012,

determined to become a professional artist, he began

training in circus and clown schools in Chatellerault,

Chambeéry, Bagnolet, and Toulouse. He now knows all about

somersaults. In 2018, he joined the company Pris dans

les phares and took part in several shows, including Echo,

Séjour C, and Fagades. In 2022, he also joined the Alsand

company, creating the sound for Ils vécurent heureux,

and collaborated on the play Ou est passée ma vie?

the following year. At the same time, he developed his own

show, Stek.
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LEO MORALA-MACIAS grandit

prés de Toulouse. A la suite d'une chute causée

par un salto raté, il décide de se consacrer

& la gymnastique. Ses premiers mouvements
acrobatiques lui ouvrent les portes d'une compagnie
de cirque amateur. Déterminé a devenir artiste
professionnel, il enchaine dés 2012 les formations

en écoles de cirque et de clown a Chatellerault,
Chambéry, Bagnolet et Toulouse. Les saltos n‘ont
dorénavant plus de secrets pour lui. En 2018, il intégre
la compagnie Pris dans les phares et participe

a plusieurs spectacles, tels que Echo, Séjour C ou
Facades. En 2022, il rejoint également la compagnie
Alsand, pour la création sonore de Ils vécurent
heureux, et collabore a la piéce Ou est passée

ma vie ? 'année suivante. Parallelement, il développe
son propre spectacle, Stek.

................................................................................

Stek est une création de la compagnie Intrépidus,
rassemblant des artistes de cirque venus d'Italie,

du Mexique, d'Uruguay et de France. Le spectacle
est un savant mélange de clown, de jonglage et
d'acrobatie, prenant place dans un environnement
encombré de déchets, illustrant une quéte de sens
sur fond de solitude et de folie ambiante. Les quatre
personnages évoluent dans une vie marginale,
jonglant avec des problémes aussi quotidiens que
des pantalons trop courts et des manteaux trop
longs, dans un monde ou les déchets peuvent étre

a la fois répugnants et fascinants. La vie, fragile
comme un morceau de pain, pousse ces personnages
a la fraternité dans leur lutte pour la survie. Malgré
leur échec apparent & s'intégrer, ils finissent par
trouver leur place. De cette situation instable et
incertaine nait une poésie forte et inépuisable. Peuplé
de bruit et de fumée, Stek est un spectacle vibrant
d'énergie urbaine qui méle danse, théatre, musique
et performances de cirque. Ponctué de cascades,
de jonglage et de la manipulation d'un conteneur

& ordures, Stek crée les contours d'un univers brut,

poétique et puissant.

© Flavia Savi
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ESTHER MEUNIER CORFDYR
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ESTHER MEUNIER CORFDYR, born in 1993, is a
dancer, choreographer, and the artistic director of Libres
Etendues. Trained in classical dance and then modern

and contemporary dance in France and Germany, she has
a degree in Humanities and Performing Arts. Since 2018
she has devoted herself to both practical and theoretical
research on sleep. This has resulted in performance pieces
(Dors and the performance collection Nulle dimension)
and the essay Corps endormis, corps affranchis,
published in 2023 by Presses du Réel. Her research into
states of presence and consciousness has led her to add
hypnotic techniques to her artistic practice and to join

the HypnoSceéne research and creation group at ENSATT.
Esther works as a dancer-choreographer and playwright
with artists from the performing arts, visual arts, film, and
writing, and is a member of the interdisciplinary collective
NSNAMDLM (Nous sommes nés au milieu de la mer -

We were born in the middle of the sea), dedicated to issues
relating to water and the marine world.
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Dors (Sleep) is a performance, a duet exploring the life

of the sleeping body which, although seemingly inert, is
bubbling inside. Although it is an everyday experience, sleep
remains elusive. The intention of the play is to allow the
spectator to approach the mysteries of the sleeping body:
"A restorative body, carrying the promise of tomorrow and
of dreams, but also a liberated body, obeying only its own
constraints”. Wherever they may be, the sleeping person
escapes into a mysterious space that is also a space of
freedom: by exploring the territories hidden behind their
closed eyelids, they free themselves from the order of the
day before, being neither producer nor consumer. They are
both vulnerable and impressive, alive and dead, present and
absent. Disconcerting and difficult to classify, it opposes
the frantic world with another way of being. Dors does

not seek simply to map the spaces of sleep, but rather

to dive inside the sleeper, exploring their interiority and
revealing movement where we would not expect to find

it. By combining text, movement, sound, and matter, the
play approaches sleep as both a metaphorical place and
an intimate space under threat. It is one of the last wild
spaces, largely unexplored, a common shelter shared by all,
but so vast and mysterious that it is impossible to find its
limits.
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ESTHER MEUNIER CORFDYR,

née en 1993, est danseuse, chorégraphe et directrice
artistique des Libres Etendues. Formée en danse
classique puis en danse moderne et contemporaine
entre la France et l'Allemagne, elle est diplémée

en Sciences Humaines et Arts de la Scéne. Elle se
consacre depuis 2018 a une recherche tant pratique
que théorique sur le sommeil. En résultent des pieces
performatives (Dors et la collection de performances
Nulle dimension) et l'essai Corps endormis, corps
affranchis, publié en 2023 aux Presses du Réel.

Sa recherche portant sur les états de présence

et de conscience, elle a ajouté l'outil hypnotique

& sa pratique artistique et intégré le groupe de
recherche-création HypnoScéne a 'ENSATT. Esther
travaille en tant que danseuse-chorégraphe et
dramaturge avec des artistes issus des arts vivants,
des arts visuels, du cinéma et de l'écriture et est
membre du collectif interdisciplinaire NSNAMDLM
(Nous sommes nés au milieu de la mer), dédié

aux enjeux liés a l'eau et a 'univers marin.

................................................................................

Dors est une performance, un duo explorant la vie du
corps endormi qui, en apparence inerte, bouillonne

a l'intérieur. Bien que quotidienne, l'expérience

du sommeil demeure insaisissable. L'intention de la
piece est de permettre au spectateur de s'approcher
des mysteres du corps endormi. « Un corps
réparateur, porteur de la promesse du lendemain

et des réves, mais aussi un corps affranchi, qui
n'obéit qu'a ses propres contraintes. » Ou qu'il

se trouve, l'endormi s'échappe vers un espace
mystérieux qui est également un espace de liberte.
En explorant les territoires dissimulés derriére ses
paupiéres closes, il se libére de l'ordre de la veille,
n'étant ni producteur ni consommateur. Il est a la fois
vulnérable et impressionnant, vivant et mort, présent
et absent. Déconcertant et difficilement classifiable,
il oppose au monde effréné une autre maniére d'étre.
Dors ne cherche pas simplement a cartographier

les espaces du sommeil, mais plutét a plonger

a l'intérieur du dormeur, explorant son intériorité

et révélant le mouvement lad ou on ne s'attendrait
pas a le trouver. En associant texte, mouvement,

son et matiere, la piéce aborde le sommeil a la fois
comme un lieu métaphorique et comme un espace
intime menacé. Il est l'un des derniers espaces
sauvages, largement inexploré, un abri commun
partagé par tous, mais si vaste et mystérieux qu'il
est impossible a délimiter.
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CAMILLE PLOCKI

Tomber dans
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CAMILLE PLOCKI is an actress and singer. In 2016,

she graduated from the Conservatoire National Supérieur
d'Art Dramatique de Paris. She has performed under the
direction of Olivier Coulon-Jablonka, Elise Chatauret,

Lucie Nicolas, Fanny Gayard, Paul Toucang, Christine Berg,
Thomas Bellorini, and Mohamed Bouadla, and has sung with
the collectives Catastrophe, 29 Octobre, and Les Aimants.
Between 2013 and 2019, she will be working with the Hall

de la Chanson, National Centre for the conservation

of French song. In 2017, she created the show Quand

les chansons se souviennent de la Shoah for the Hall, in a
duet with guitarist Joachim Machado. She also teaches
singing at EDT91. In 2019, she is creating the La HUTTE
company with Asja Nadjar and Maia Foucault. Her project
Enfance et vieillesse, transmission et mémoires (Childhood
and old age, transmission and memories), the result of a
meeting between a class in their last year of primary school
children and residents of a retirement home, is the 2019
winner of Création en cours, a national scheme to support
emerging artists. Her shows, combining theatre and live
music, are a reflection on the place of music in our familial,
collective, and individual memories.
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Tomber dans les arbres

Tomber dans les arbres (Falling in the Trees) is a musical
show about a young woman at her grandfather's funeral.
She asks him to reveal the memories he is taking with

him. But in his coffin, the grandfather remains silent.

So, in a series of sung incantations, she summons her
ancestors to vouch for what they have bequeathed to

her. Her speech turns into a surreal concert. "My paternal
grandfather was a living library. A survivor of the Shoah,

he wrote around fifty books, essays, and investigations
dealing genocide of the Jews, and attacks on freedoms, all
published under the name of his mother who disappeared
in Auschwitz. He told his four granddaughters many
anecdotes from his life as an activist, but never anything
about his childhood or his parents. I've always been
troubled by the lack of transmission of this point of view."
Tomber dans les arbres is about the mixture of real and
invented memories that form the basis of a self-made
family history. Or how the absence of information allows a
more personal reality to emerge from our ancestors, so that
we can match the pieces of what we know and what we

do not. It's a testament to the transmission of knowledge
from one generation to the next, a glimpse of the noise
these trees make when an elder leaves and a child appears,
where music plays the role of messenger between past
and present.
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CAMILLE PLOCKI est comédienne

et chanteuse. En 2016, elle sort diplomeée du
Conservatoire National Supérieur d'Art Dramatique
de Paris. Elle a joué sous la direction d'Olivier
Coulon-Jablonka, Elise Chatauret, Lucie Nicolas,
Fanny Gayard, Paul Toucang, Christine Berg,
Thomas Bellorini et Mohamed Bouadla, et a chanté
avec les collectifs Catastrophe, 29 Octobre et

Les Aimants. Entre 2013 et 2019, elle travaille avec

le Hall de la Chanson, Centre national du patrimoine
de la chanson frangaise. C'est pour ce dernier qu'elle
concoit en 2017 le spectacle Quand les chansons

se souviennent de la Shoah, en duo avec le guitariste
Joachim Machado. Elle intervient également en

tant que professeure de chant a l'EDT91. En 2019,

elle crée la compagnie La HUTTE avec Asja Nadjar
et Maia Foucault. Son projet Enfance et vieillesse,
transmission et mémoires, issu d'une rencontre
entre une classe de CM2 et les résidents d'un EHPAD,
est lauréat en 2019 de Création en cours, dispositif
national de soutien a I'émergence artistique.

Ses spectacles, alliant théatre et musique live,

sont une réflexion sur la place de la musique dans
nos mémoires familiales, collectives et individuelles.

Tomber dans les arbres

................................................................................

Tomber dans les arbres est un spectacle musical
qui met en scene une jeune femme a l'enterrement
de son grand-pére. Cette derniere prend la parole
et lui demande de révéler les souvenirs qu'il emporte
avec lui. Mais dans son cercueil, le grand-pére se
tait. Alors, par une série d'incantations chantées,
elle invoque ses dieux pour qu'ils témoignent de

ce qu'ils lui ont légué. Son discours se transforme en
concert surréaliste. « Mon grand-pere paternel était
une bibliothéque vivante. Rescapé de la Shoah, il a
écrit une cinquantaine de livres, essais et enquétes
traitant du génocide des juifs, et des atteintes

aux libertés, tous publiés sous le nom de sa mere
disparue & Auschwitz. A ses quatre petites filles, il a
raconté beaucoup d'anecdotes de sa vie de militant
mais jamais rien qui touchét a son enfance ou a ses
parents. J'ai toujours été troublée par le manque de
transmission de ce point de vue. » Tomber dans les
arbres parle de ce mélange de souvenirs réels ou
inventés a partir desquels on se fabrique une histoire
familiale. Ou comment l'absence d'informations
permet de faire jaillir de ses ancétres une réalité plus
personnelle pour recoller les morceaux avec ce que
l'on sait et ce qui nous échappe. Un témoignage de
transmission d'une génération a l'autre, un apergu
du bruit que font ces arbres quand un ainé s'en va

et qu'un enfant parait, ou la musique joue un réle de
messagere entre passé et présent.
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SIMON RESTINO
Kaspar Hauser
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SIMON RESTINO designs scenography and
performances. From 2010 to 2013, he studied at the
Central Saint Martin's College of Art and Design in London,
where he painted as well as developed spaces for his

own performances. At the Beaux-Arts de Paris-Cergy

from 2014 to 2016, he undertook a vast project entitled
Correspondances, the first part of which focused on the
enigmatic figure of Kaspar Hauser. Between 2017 and 2020,
he trained as a set designer and costume designer at the
Théatre National de Strasbourg. In September 2019, he will
direct his personal project, Vie et Mort de Kaspar Hauser
1828-1833, as part of a public carte blanche presented

at the TNS. Between 2020 and 2023, he collaborates with
Julien Gosselin on the show Dekalog, designs the set and
costumes for Nous entrerons dans la carriére and Un pas
de chat sauvage by Blandine Savetier, and takes part in
the performance Bros by Romeo Castellucci.
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Kaspar Hauser

The show Kaspar Hauser is based on a sequence from
Francois Truffaut's film Fahrenheit 451, in which fireman
Montag rescues a book entitled Kaspar Hauser from the
flames. This sequence repeats the sudden appearance of
the young man at the beginning of the 19t century, locked
in a cellar for the first sixteen years of his life. It also bears
the seeds of a future work, The Wild Child, a film based on
a case similar to Kaspar's, which the director would make
four years later. Could Montag also be carrying Kaspar
Hauser 1828-1833 in his hands, the shadow of a previously
burnt-out show? This show examines the conditions under
which works emerge and, consequently, their context, from
their creation to their reception. The show also explores
the interaction between the various players involved in the
performance: the ushers, the fire safety officers, the actors,
the designers, and the audience. By working together to
bring the show to life, they contribute to the aesthetics

of the work presented, from the stage or its periphery.

In the process of being created, the show was the subject
of a research residency at Ramdam - an art centre -

in autumn 2022.
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Le spectacle Kaspar Hauser se développe a partir
d'une séquence du film Fahrenheit 451 de Francgois
Truffaut dans laquelle le pompier Montag sauve
des flammes un livre intitulé Kaspar Hauser.

Cette séquence réitére 'apparition soudaine

du jeune homme au début du XIXe siecle, enfermé
dans une cave pendant les seize premiéres années
de son existence. Elle porte aussi les germes
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d'une ceuvre future, L'Enfant sauvage, film base

sur un cas similaire a celui de Kaspar, que le
réalisateur tournera quatre ans plus tard. Dans ses
mains, Montag pourrait-il aussi porter Kaspar Hauser
1828-1833, 'ombre d'un spectacle précédemment
consumeé?

Ce spectacle interroge les conditions d'émergence
des ceuvres et, par conséquent, leur contexte, depuis
leur création jusqu'a leur réception. Il travaille
également les processus d'interaction entre les
différents acteurs impliqués dans la représentation:
les ouvreurs, les agents de sécurité-incendie, les
comédiens, les créateurs, les spectateurs. En
collaborant ensemble pour donner vie au spectacle,

SIMON RESTINO concoit des ils participent & l'esthétique de l'ceuvre représentée,

scénographies et des spectacles. De 2010 & 2013, depuis la scéne ou sa périphérie. En cours de création,
il étudie a la Central Saint Martin's College of Art le spectacle a fait l'objet d'une résidence de recherche
and Design a Londres, ou il pratique la peinture, & Ramdam - un centre d'art - & l'automne 2022.

et développe des espaces pour ses propres
performances. Aux Beaux-Arts de Paris-Cergy

de 2014 & 2016, il entreprend un vaste projet
intitulé Correspondances, dont le premier volet
est centré sur la figure énigmatique de Kaspar
Hauser. Entre 2017 et 2020, il suit une formation

de scénographe-costumier au Théatre National

de Strasbourg. En septembre 2019, il réalise son
projet personnel de mise en scéne, intitulé Vie

et mort de Kaspar Hauser 1828-1833, dans le cadre
d'une carte blanche publique présentée au TNS.
Entre 2020 et 2023, il collabore avec Julien Gosselin
sur le spectacle Dekalog, congoit la scénographie
et les costumes de Nous entrerons dans la carriere
et Un pas de chat sauvage de Blandine Savetier,

il participe a la performance Bros de Romeo
Castellucci.
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