
Entretien avec Lisbeth Gruwez et Maarten Van Cauwenberghe, 

le 20 décembre 2015, Strasbourg 

(des extraits de la conférence sont également présents) 
 

 

Comment est née cette performance originale et même politique?  

LG: Depuis longtemps, je m’intéresse au corps d’un état de transe, d’extase, qui peut se 

trouver sous manipulation, aussi bien que à l’impact du son sur le corps. Le son manipule le 

corps et il lui ne reste rien que lui répondre. Le point du départ important a été la vidéo 

retrouvée sur Internet d’Opening night par John Cassavetes, le réalisateur américain, dont le 

dépit et la rage ne font que s’accroître pendant trente minutes de son discours sur l’insuccès 

public du film. Il y a une impression qu’il n’a contenu plus ses émotions. Son corps parlait 

plus que ses mots. Après mes recherches sur les orateurs du XXe siècle, j’ai retenu tous les 

gestes particuliers qu’ils réalisent. Non seulement les mots des orateurs comme Hitler ou 

Mussolini, ont manipulé l’auditoire, mais aussi leur corps, leurs gestes.  

MVC: On a également retrouvé des vidéos d’un prêcheur et télévangéliste américain Jimmy 

Swaggart qui nous a impressionnés par la passion de ses discours. C’est exactement le texte 

de ces discours qu’on a repris pour la pièce et aussi le nom “It’s going to get worse and worse 

and worse, my friend” qu’on a tiré du morceau quand il avait parlé des italiens qui boivent du 

vin chaque jour dans leur pays.  

Avez-vous eu l’intention de parler des prêcheurs et des discours religieux dans la pièce ?  

LG: Non, non pas du tout!  

Dans presque chaque article de presse qu’on retrouve sur Internet, même sur le site du 

Pôle sud, on rencontre les mots comme “prêcheur”, “prédicateur religieux” etc.  

MVC: On essaie d’expliquer notre pièce, en quoi elle consiste - c’est pourquoi le nom de 

Jimmy Swaggart est évoqué, comme ce sont ses discours qui nous ont inspirés.  

LG: Mais peut-être il faut alors chaque fois préciser cette question pour ne pas créer les 

confusions...  

Vous danser la rage, y a-t-il la différence au niveau de sensation au début de la danse et 

à la fin ? Y a-t-il l’impact des mots, de la rage non seulement sur spectateur, mais aussi 

sur vous-même ?  

LG : En effet, après chaque spectacle j’évite tout contact avec les gens au moins pour dix 

minutes. Les émotions me débordent. Mais après la douche, cette tension me laisse et je me 

calme!  

MVC : Il est toutefois intéressant de parler ce qui se passe avant la pièce derrière les 

coulisses. Comme c’est une danse pleine de rage, il faut susciter ces émotions avant que 



Lisbeth commence, donc il faut la mettre en rage, et souvent cette responsabilité tombe sur 

mes épaules!  

Comment vous travailler ensemble? Est-ce que c’est la danse qui suit la musique ou à 

l’envers ?  

LG: Quand je travaille avec les gestes des orateurs en les transformant en mouvements 

dansés, Maarten me regarde et essaie de me suivre avec les différents sons. C’est comme un 

vrai tango.  

MVC: Cela devient possible grâce à un mini changement du mouvement que je capte. Par 

exemple, elle avance inconsciemment un pied et je sais déjà quel pas sera le suivant.  

En matière de la partie musicale, comment elle est construite? Y a-t-il des morceaux 

déjà préparés en avance?  

MVC: Alors, la musique est constituée des différentes couches que je combine des motifs de 

piano, par exemple, et des voix manipulées (celle de Jimmy Swaggart en particulier). Il y a 

également plusieurs phrases qui se répètent comme pendant la performance « We make an 

advancement », « I’m seek of it » et bien sûr « It’s going to get worse and worse and worse, 

my friend ». Des grondements, des triturations sur les mots sont aussi enregistrées et 

manipulés. Les sauts que Lisbeth réalise à la fin de la danse s’élèvent sur les stridences de 

violon de Tabula rasa du compositeur Arvo Pärt.  

Vous avez travaillé tous les deux dans le théâtre de Jan Fabre. Comment vous décrivez 

cette expérience?  

LG: À l’époque c’était le meilleur mettre en scène avec qui je pouvais communiquer. Un 

homme, très complet qui a dépassé les limites dans le domaine des arts vivants. Il n’a eu 

jamais de chorégraphie sans continu - même les costumes dans ses pièces ont eu le sens. Cette 

période de travail avec lui était très riche pour moi. Cette expérience m’a vraiment formé, 

mais n’a pas inspiré. À la fin, j’ai voulu déjà trouver mon propre chemin. C’est devenu 

possible lors de ma dernière pièce avec Jan Fabre Quando l’uomo proncipale e una donna, 

j’ai travaillé avec Maarten et on a décidé de lancer notre propre projet.  

MVC: Il faut déjà préciser que c’est Lisbeth qui a été le chorégraphe pour cette danse. L’idée 

et l’esprit ont été à Jan Fabre, mais c’est Lisbeth qui a réalisé la chorégraphie.  

LG: Même si Jan Fabre était très dur avec les femmes-artistes, j’ai pu tirer parti de cette 

formation - il m’a appris beaucoup travailler! Toujours les improvisations, les danses, les 

répétitions les soirs...  

MVC: En effet, il a fallu vraiment beaucoup travailler avec lui! (rire)  

Dur avec les femmes? Y a-t-il une raison pour cela?  

MVC: C’est un metteur en scène connu, il sait que plusieurs filles veulent danser dans sa 

compagnie et ce fait était qu’un grand plaisir pour son ego. Même s’il a mis Lisbeth à l’autre 



niveau, il était très exigeant avec elle. Par contre il ne dirait rien aux musiciens, puisque c’est 

un domaine qu’il connaît très mal. J’ai eu plus de liberté créative, on peut dire. Quand la pièce 

It’s going to get worse and worse and worse, my friend est sortie, Jan Fabre l’a beaucoup 

aimé. Dans tous les journaux il annoncé de sa nouvelle danse et participait à sa 

reconnaissance et sa diffusion.  

Avec la pièce Quando l’uomo proncipale e una donna, Lisbeth Gruwez a été illustrée 

dans le livre qui a fait grand bruit à l’époque “La non-danse” de Dominique Frétard. 

Sur ce terme insultant qui choque les danseurs français depuis 2007, quel regard portez-

vous?  

LG: La “non-danse”? En Belgique toute la manifestation corporelle s’appelle la danse. Qui 

sont exactement les “non-danseurs”?  

Selon Wikipédia (oui oui! il y a déjà l’article dédié à ce sujet), ce sont Boris Charmatz, 

Jérôme Bel, Xavier le Roy, Maguy Marin etc.  

LG : Maguy Marin!? C’est un plaisir d’être placée à côté d’elle. C’est drôle, parce que c’est 

Boris Charmatz qui m’a dit que je suis “classique”, que ce n’est pas déjà de la danse 

contemporaine ce que je fais. Si je me souviens bien, Olivier Dubois a évoqué la même chose.  

Mise en scène : comment des planches massives de bois comme dans la pièce 

HeroNeroZero venir au minimalisme de It’s going to get worse and worse and worse, my 

friend ? Avez-vous un concept commun, fixe pour la mise en scène?  

LG : Déjà pour cette pièce on n’a pas eu d’argent, c’étaient nous qui ont fait toutes ces 

décorations. Sinon, on est pour l’idée de la danse seule (au contraire de Jan Fabre, qui utilise 

beaucoup d’attributs et de cadeaux dans ses mises en scène). La pièce en soi-même doit être 

forte sans le décor complémentaire, d’ameublement, d’objets. Juste une idée seule.  

MVC : Pour la pièce Forever Overhead, on a installé une grande pierre de trois mètres. Mais 

après, on enlève petit à petit les matières, le décor jusqu’à il nous reste un tapis seul. Souvent 

c’est fini de cette manière ! On agit en fonction de la danse qu’on produit.  

Au propos de la danse, qu’est-ce que constitue le coeur de vos recherches? Quelles 

préoccupations principales vous mettez en avance dans votre travail? Technique, 

continu…  

LG: Toujours le continu. Dans la nouvelle pièce on veut mettre juste un rideau qui réduit 

l’espace pour faire concentrer le regard sur la danse. C’est toujours la danse qui compte afin 

de mettre en lumière le continu qu’elle produit.  

On introduit un élément chorégraphique singulier qui marque la qualité de représentation. 

Tout un langage indépendant qui se crée en lien fort avec le contexte actuel.  

Invitez-vous les interprètes dans vos pièces qui ne sont pas obligatoirement les danseurs? 

Ex., Jérôme Bel invite les amateurs pour ses pièces.  



LG: Normalement ce sont toujours les danseurs. Pour AH HA on a invité une actrice. C’est 

une pièce intéressante. On a regardé comment chacun rit et on a créé l’idée du rire comme un 

virus, une contamination - un interprète commence à rire, l’autre l’attrape etc. Les interprètes 

ont agi comme des poupées sur la scène.  

MVC et LG: En fait, notre choix ne dépend pas des professions des interprètes, on cherche 

quelqu’un en qui on a la confiance.  

Qu’est-ce que devient une source principale d’inspiration pour vos créations?  

LG: Toujours des problèmes personnels. Mon peur de parler avec les gens a fait naître une 

telle performance comme “It’s going to get worse and worse and worse, my friend”. Avant 

l’exécution, je me rappelle de mon père que je n’ai jamais connu afin de se mettre en rage.  

Ma prochaine pièce sera basée sur le peur de devenir un toxicomane par les moyens des 

cigarettes, comment cela influence notre respiration. On a tous des addictions - cigarettes, sex, 

food - we are not free. It is even coming from the fear of feeling empty. 


