


«Une musicalité
presque visuelle »

Entretien avec Mette Ingvartsen

Vous travaillez souvent sur des temporalités longues,
en creusant une question sous différentes facettes.
Apres la série des Red Pieces que vous avez dévelop-
pée pendant plusieurs années, d’ou vient le désir de
revenir a des problématiques portant sur la matiére ?
Pour cette nouvelle création, j’ai eu envie de m’éloi-
gner de la thématique de la sexualité et de remettre
en route un processus de réflexion, méme si, au fond,
je n"abandonne pas la question du corps contempo-
rain. Certaines idées sont venues en rapport avec The
Artificial Nature Project. Au départ, je voulais relier le
travail que j’ai pu faire sur les matieres et les objets et
celui que j’ai mené sur le corps et la sexualité. Moving
in Concert est le résultat de ce croisement, mais de
maniéere moins explicite ou évidente que ce que j’avais
en téte a l'origine.

Nous travaillons avec des lampes, des tubes de LED,
comme une sorte de lierre produisant des effets lumi-
neux incroyables, avec des changement de couleurs...
Ces filaments lumineux forment un lien entre les corps ;
ils servent a créer une chorégraphie qui n’existe que
dans I'entre-deux de cette relation.

En dehors des lumiéres LED, y a-t-il d’autres matiéres
formant le tissu de cette relation organique entre les
corps et les objets ?

Oui, je travaille avec une matiéere naturelle - des len-
tilles noires -, proche du sable pour ses qualités, mais
avec une matérialité plus prononcée. L'idée c’est que
cette matiere coule, qu’elle se répande pendant tout le
spectacle a la maniere d’un sablier. Progressivement,
la scéne sera envahie par un tas de matiere noire. Les
danseurs entrent dans cette matiere et les déplace-
ments créent des formes dans I'espace. Cette matiére
a de nombreuses possibilités formelles. Visuellement
bien sar, puisqu’il s’agit d’'une matiere a la fois solide
et liquide, qui coule comme de I'eau, mais aussi au
niveau du son.

Quel est ’horizon conceptuel de cette piéce ? Com-
ment cette réflexion autour des relations entre le
corps et la matiére, ’humain et le non-humain s’éla-
bore-t-elle dans la chorégraphie ?

Cette piéce tourne beaucoup autour de la question des
flux et de la plasticité. On peut penser a la plasticité
neuronale et a la maniére dont la relation avec notre

environnement technologique modifie les coordon-
nées de notre cerveau. La plasticité est a la fois un
concept philosophique et poétique, abstrait et concret.
Il permet d’aborder la question de notre rapport a
’environnement et d’importantes transformations qui
ont eu lieu dans notre relation aux objets, notamment
technologiques. C’est aussi un concept esthétique,
que P'on peut aborder par le biais des matieres et de
leurs transformations.

Vos derniéres piéces étaient construites sur des
structures en plusieurs parties. Comment allez-vous
aborder la dramaturgie de Moving in Concert ?
J'aimerais que la piece fonctionne d’un seul mouve-
ment, contrairement a mes pieces précédentes. Les
matieres, comme les lampes ou les lentilles, seront
présentes tout au long de la piece. Ce sont les relations
entre ces éléments et les danseurs qui se transfor-
meront progressivement. Chaque danseur créera une
matiére chorégraphique qui lui appartiendra. En méme
temps, jaimerais trouver une structure collective dans
laquelle les lignes individuelles s’entrecroisent pour
former des points de rassemblements. J'imagine un
systéme qui se démultiplie, ou tout un univers s’'invente
a partir de cellules indépendantes.

Je cherche aussi a incorporer la technologie de ma-
niere a évoquer I'idée que celle-ci reste active dans
nos corps, dans notre fonctionnement cérébral, méme
lorsque nous ne sommes pas en train de l'utiliser. Il
faut trouver une forme de connectivité en mouve-
ment. Toute la question, c’est d’inventer un mode de
représentation, une métaphore pour rendre compte
de cette condition technologique.

Comment rendre compte de ces transformations de
nos modeles de relations et du rapport d’aliénation
que ces technologies produisent ?

Les premieres parties de la piece portent sur la dé-
couverte d’une forme de flux, proche de notre réalité
ou tout doit étre fluide, connecté ; c’est 'image d’un
monde sans frottement, ou tout glisse. Cette partie,
faite de tourbillons, de girations, nécessite un gros
effort physique de la part des danseurs. Progressive-
ment, la fatigue et la concentration introduisent un
décalage. Le corps apporte une forme de résistance, un
autre mode de comportement vis-a-vis de la matiére.

Du coup, vers la fin de la piéce, jaimerais travailler sur
un corps qui n’y arrive plus, qui déraille - introduisant
un décalage par rapport a cette image d’un monde
lisse et fluide.

Dans le titre, Moving in Concert, on entend le mot
« concert » ? Est-ce que la dimension musicale aune
importance particuliére dans ce projet ?

En anglais, « in concert » signifie « tous ensemble ».
« Moving in Concert » peut étre traduit par « en bou-
geant ensemble ». Ce titre est une maniere de rassem-
bler les danseurs, les matiéres et le public autour d’un
méme concept : le mouvement, celui des corps, des
formes, des matiéres et la perception que I'on peut
en avoir. L'aspect rythmique, sonore, la musicalité du
mouvement sera effectivement trés importante, mais
c’est une musicalité presque visuelle, qui concerne
les rapports rythmiques qui se créent dans I'espace.
J’ai envie de travailler sur notre maniére d’interagir
ensemble. Le regard sur la technologie est focalisé sur
la dialectique entre dystopie et utopie - entre ceux qui
pensent que la technologie constitue la solution a tous
nos problémes et ceux qui pensent que la technologie
est le probléme. Si la piéce fonctionne, j’'aimerais qu’on
puisse y lire ces deux visions conjointes. Que ce soit
une expérience esthétique et sensorielle trés forte,
mais qui améne un trouble et une réflexion sur notre
rapport a la technologie.

Propos recueillis par Gilles Amalvi, avril 2019

Mette Ingvartsen est une chorégraphe et danseuse
danoise. Elle commence sa formation en 1999 a
Amsterdam, puis a Bruxelles ou elle est diplomée de
P.A.R.T.S en 2004. Caractérisées par I'hybridité, ses
ceuvres travaillent a un élargissement des pratiques
chorégraphiques, combinant la danse et le mouve-
ment a d’autres disciplines, telles que les arts visuels,
la technologie, le langage et la théorie. Entre 2009 et
2012, The Artificial Nature Series développe un cycle
de travail sur les relations entre humain et non-hu-
main. Naissent alors trois performances dépourvues
de présence humaine : evaporated landscapes (2009),
The Extra Sensorial Garden (2010), The Light Forest
(2010). Ses derniéres piéces, de la série The Red Pieces
- 69 positions (2014), 7 Pleasures (2015), to come
(extended) et 21 pornographies (2017) - s’inscrivent
dans une réflexion sur 'histoire de la performance
humaine, et s’intéressent a la nudité, a la sexualité et
au corps comme lieu de lutte politique.
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Mette Ingvartsen au Festival d’Automne a Paris

2017 : to come (extended) (Centre Pompidou)

2015 : 7 Pleasures (Centre Pompidou)

2012 : The Artificial Nature Project (Centre Pompidou)

2010 : Giant City (Théatre de la cité internationale)
It’s in the Air (Théatre de la cité internationale)
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