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En 2016 vous créez STAGED? pour les 
théâtres, puis l’année suivante 
STAGING, son pendant pour les es-
paces d’expositions, aujourd’hui 
On Stage. Au-delà de leurs titres, ces 
trois œuvres de votre parcours ont-elles 
une connexion particulière ?

Maria Hassabi : Pas plus que le fait que j’en suis 
l’autrice. J’utilise souvent des titres qui font réfé-
rence à des termes liés aux lieux où l’œuvre sera 
présentée. On Stage était le juste titre pour cette 
pièce, car il s’agit d’un solo conçu pour la scène 
et plus précisément pour le proscenium. Mes 
œuvres ont tendance à avoir un fort aspect d’ins-
tallations, et dans ce cas, l’installation c’est l’es-
pace même de la scène dans sa forme classique 
avec une avancée. Très peu de lieux qui pré-
sentent des œuvres performatives contempo- 
raines sont pourvus de ce type de plateau et 
pourtant, il s’agit de la configuration idéale pour 
ce solo.

Le désir d’investir cet espace du pros-
cenium vous vient d’ailleurs du film 
Opening Night de 1977, n’est-ce pas ?

MH : J’ai été inspirée par une courte scène d’ou-
verture du film où l’on voit une image fixe de l’ac-
trice Gena Rowlands dans une pose très théâtra-
lisée, devant un public. J’ai vu ce film il y a 
longtemps, et pourtant, il a continué de résonner 
en moi. Je voulais alors explorer le territoire de 
« l’interprète », dans mon propre style bien sûr, et 
pour ce faire, j’avais besoin du proscenium. Le 
reste du film, même si je l’adore, n’a rien à voir 
avec On Stage. Lorsque j’ai commencé la créa- 
tion, j’ai anticipé le fait que de nombreuses per-
sonnes pourraient quitter la salle pendant le 
spectacle, en raison de son approche minimaliste 
et de sa proposition paradoxale : une grande 
scène, vide, avec peu d’action. C’est pourtant le 
but de l’œuvre : mettre au défi nos attentes.

Vous êtes donc très proche du public et 
de ses attitudes. Comment vivez-vous 
cela de l’intérieur ?

MH : En tant que performeuse ou performeur, 
nous avons tendance à être très sensibles aux 
réactions du public et aux nôtres. On a l’impres-
sion qu’une autre dimension s’ouvre lors de cet 
échange. Étant donné que ce travail est très silen-
cieux, il exige une concentration intense et une 
grande attention aux détails. Cela crée un espace 
à la fois puissant et vulnérable, une dualité qui 
m’attire énormément.

Vous dites que ce solo est l’un des plus 
personnels que vous ayez écrit. 
Pourquoi ?

MH : Tous mes travaux sont personnels et celui-ci, 
étant un solo, peut sembler encore plus direct. 

On  Stage est l’aboutissement de nombreuses 
années de recherche qui sont devenues pour moi 
une identité. J’ai commencé à développer ce style 
de travail en 2009 avec un diptyque intitulé Solo 
et SoloShow. Alors qu’en 2009 je copiais des cen- 
taines d’images et trouvais un moyen de les 
rendre vivantes, aujourd’hui il n’est plus néces-
saire de les reproduire. Il s’agit d’un vocabulaire 
qui m’est lié, c’est ce que je fais. Ainsi, ce solo est 
basé sur cette accumulation de connaissances et 
sur ma philosophie générale de travail. Ce que je 
trouve très puissant dans l’utilisation d’images 
iconiques dans le spectacle vivant, c’est qu’elles 
créent un terrain d’interprétation commun pour 
les spectateurs. Les images peuvent être recon-
naissables et, en fonction des expériences per-
sonnelles de chaque spectateur, elles peuvent 
éveiller des souvenirs différents. Par ailleurs, nous 
pouvons percevoir la profondeur émotionnelle et 
l’effort qui existe derrière chaque image. Ceci est 
intrinsèquement lié au concept de vivacité : en fin 
de compte, ce sont des représentations « jouées ».

Comment la musique, que vous avez 
composé avec Stavros Gasparatos, par-
ticipe à cadrer l’attention ?

MH : Il s’agit d’un environnement sonore qui incor-
pore des éléments liés aux concepts de l’œuvre. 
L’intention première était de créer une sorte de 
« coussin » acoustique confortable, en ayant en 
tête que ce que je demande au public pourrait 
être quelque peu difficile. En outre, notre 
approche du son reflète mon processus choré-
graphique. Nous utilisons de longs fondus que 
nous traitons méticuleusement. Cela déforme le 
matériel original jusqu’à ce qu’il devienne mécon-
naissable. Cette manière approfondie de travail-
ler sur les fondus se retrouve également dans la 
conception de l’éclairage de mes œuvres scé-
niques. Et, ce processus est également présent 
lorsque je réalise des peintures, des photogra-
phies et des sculptures. Mes principes chorégra- 
phiques se transfèrent sur tous les supports sur 
lesquels je travaille. Les fondus sont alors reflé-
tés par une image qui est étirée jusqu’à ce qu’elle 
soit pixélisée ou floue et donc à nouveau défor-
mée, échappant à ses origines.

La lenteur et le ralenti vous accom-
pagnent depuis vos débuts ou presque. 
C’est ici un outil qui permet aux images 
de se déposer sur nos rétines. 
Que découvrez-vous encore dans cette 
immobilité après tant d’années à la pra-
tiquer ?

MH : Je ne fais pas de slow motion ! Pour moi, le 
slow motion donne l’impression d’une machine en 
panne qui lutte pour fonctionner. Au contraire, la 
lenteur dans mon travail est un choix délibéré qui 
renforce la vitalité et la présence. C’est un outil 

qui permet aux interprètes de rester engagés à 
chaque seconde qui passe, en connectant leur 
corps au temps, à l’espace et à la projection. 
Comprendre et incarner cela demande du temps, 
de la conscience, et, en raison de sa richesse, 
continue de me captiver depuis toutes ces 
années.
	
		  Propos recueillis par Léa Poiré, mars 2025.
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Les partenaires média du Festival d’Automne

	 Maria Hassabi (Athènes, New York) 
Née à Chypre, Maria Hassabi vit et travaille entre Athènes, New York et Paris en tant que chorégraphe 
et artiste visuelle. Depuis le début des années 2000, elle développe une pratique singulière à la croi-
sée de la performance, de l’installation, de la sculpture, de la photographie, du son et du film. Son 
travail explore les relations entre corps vivant, image fixe et objet sculptural, tout en réfléchissant 
aux notions de temps et de figure humaine à travers une grande diversité de médiums. Ses œuvres 
ont été présentées dans de nombreuses institutions parmi lesquelles : Tai Kwun Contemporary (Hong 
Kong), LUMA Arles, OGR Turin, Secession (Vienne), MoMA (New York), Hammer Museum (Los 
Angeles), Walker Art Center (Minneapolis) et le Centre Pompidou (Paris). En parallèle, elle participe 
à de nombreux festivals et biennales à l’international tels que la Biennale de Venise en 2013,  docu-
menta14 (Kassel) en 2017, la Biennale de Thaïlande en 2023 et Art Basel en 2024. Maria Hassabi est 
également lauréate de plusieurs prix, dont une bourse Guggenheim en 2011 et un Bessie Award en 
2016.

�Retrouvez sur le site internet du Festival d’Automne :  
entretiens, teasers, podcasts et articles de presse, dans les 
rubriques Archives, Ressources et Dans la presse.
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François Chaignaud, Aymeric Hainaux
Mirlitons

12 au 16 nov.

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

Lenio Kaklea
Les oiseaux

20 au 22 nov.

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

Rachid Ouramdane / Compagnie de Chaillot
TORDRE

26 au 29 nov.

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

Nina Laisné, François Chaignaud, Nadia Larcher
Último helecho

28 au 30 nov.
au Théâtre de la Ville – 
Sarah Bernhardt

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

Programme détaillé et informations accessibilité sur festival-automne.com


