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Présentation

Avec dbddbb, Daniel Linehan produit un concert de danse, sur le principe d’une marche continue. Au 
centre du dispositif, une question: qui donne l’impulsion quand on parle en dansant, quand on chante en 
marchant? Les sons? Les mouvements? 

Dans son travail de chorégraphe, Daniel Linehan dit « chercher à obscurcir, en douceur, la frontière 
qui sépare la danse de tout le reste ». Ce qui l’amène, en curieux qui teste toutes sortes d’interactions 
possibles entre danse et non-danse, à inclure dans ses pièces des textes, des chansons, des vidéos, des 
jeux.

Il explore la répétition et les limites. Il travaille tout particulièrement le rapport entre le texte et le 
mouvement, notamment au travers de performances très ludiques composées à New York au début des 
années 2000. Installé à Bruxelles depuis 2008, l’artiste américain y multiplie les projets et les formats, 
de l’atelier Vita Activa pour 40 participants sans-emploi à un projet diffusé en live pour les Performance 
Room Series de la Tate de Londres, en passant par un livre étonnant sur sa pratique chorégraphique : A 
No Can Make Space.

dbddbb est né de sa rencontre avec la poésie sonore du début du XXème siècle, notamment les formidables 
machines rythmiques dadaïstes de Kurt Schwitters et Hugo Ball. Textes à lire à haute voix, poèmes qui se 
font dans et par l’oralité, affranchis de toute signification. L’idée de la marche s’est calée sur ces textes, 
un pas devant toujours être suivi d’un autre pas, avec toutes sortes de combinaisons possibles entre le 
matériel vocal et le matériel gestuel, toutes sortes de rapports changeant entre l’individu et le groupe. 
Daniel Linehan : « Dans la pièce, nous essayons toujours de trouver un équilibre entre entité collective 
et idiosyncrasie, entre résister à l’ensemble et se fondre en lui. C’est un véritable défi de participer à 
un mouvement commun, tout en essayant de ne pas perdre sa propre individualité. » Patchwork de 
productions vocales, ddbbdb est une pièce a capella pour cinq marcheurs, quelque chose comme un 
concert de danse. Avec un titre qui a sa sonorité, son graphisme, son rythme, comme la poésie dadaïste.
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Distribution et crédits

La pièce dbddbb a originellement été créée avec la scénographie de 88888. Celle-ci ne sera pas 
présentée dans sa version intégrale.

concept & chorégraphie Daniel Linehan
danse, création Marcus Baldemar, Anneleen Keppens, Liz Kinoshita, Daniel Linehan, Víctor Pérez 
Armero
conseillère dramaturgique Manon Santkin
œil extérieur Michael Helland
scénographie 88888
création lumière Jan Fedinger
création costumes Frédérick Denis
assistance création costumes Charlotte Matterne
coordination technique Elke Verachtert

production Hiatus (Bruxelles, BE)
production déléguée Caravan Production (Bruxelles, BE)
distribution internationale Damien Valette (Paris, FR)
coproduction Opéra de Lille (FR), Théâtre de la Ville-Paris (FR), Les Spectacles vivants – Centre 
Pompidou, deSingel Campus des Arts International (Anvers, BE), Festival de Danse – Cannes (FR)
avec le soutien des Autorités flamandes

Hiatus est soutenue par les autorités flamandes.
Daniel Linehan est Creative Associate au deSingel Campus International des Arts 2017-2021.
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langage corporel
Daniel Lmehan explore la gymnastique
des sons et la danse des mots.

On connaît le goût des mots
du chorégraphe américain
en résidence à l'Opéra de Lille
que ce soit avec Montage for Three

ou The Karaoké Dialogues, Daniel Lmehan
ne cesse de fouiller les sons et les langues
de la danse ll s est même essayé
au livre-objet, signant A No Can Make
Space avec le graphiste Gerard Leysen.
Cet artiste polymorphe aime semer son
public en route, osant les circonvolutions
en mouvement Hy a chez lui un appétit
pour la texture même qu il met à nouveau
enjeu dans dbddbb

Soit un exercice virtuose à base
de marches et de voix La marche est
un motif récurrent chez les chorégraphes,
notamment américains On pense à
Trisha Brown ou Anna Halprm, pionnières
du genre Maîs pas seulement Lmehan
en a une conception légèrement dévoyée
qu il met en pratique dans dbddbb
Une impulsion première qui va se
transformer en onde parcourant le corps
Les interprètes semblent alors obéir à une
foule d'ordres dans un contmuum de pas
et de figures De la marche militaire à celle
de protestation, tout y passe avec entrain
comme si Lmehan avait mélangé I une
et l'autre dans un shaker geant A la fm,
I euphorie de la marche se nuance d'une
palette plus sombre Une menace dans
I air, pour tout dire ll faut des emprunts
à la poésie sonore pour désamorcer
cette bombe à fragmentation potentielle

Car dbddbb est aussi et surtout
un concert de danse exécute en live par
les solistes plus d une heure durant Daniel
Lmehan cherchait une langue physique
impliquant des effets de résonance dans
le corps Sous influence dada, il invente
autant de langage que de séquences
Cris d'animaux, vocifération, voix basse •
sa pièce est un patchwork d effets
sidérants a capella Jusqu à cette battle
face aux spectateurs avec ces boucles
de mots sans fm Par instants, I ensemble
paraît en roue libre comme s'il était moins
sûr de ses effets Avant de se reprendre
Daniel Lmehan fait souffler dans ces
instants rien moins qu'un courant d art
Philippe Noisette
dbddbb conception Daniel Lmehan,
le 28 novembre au Festival de danse de Cannes,
festivaldedanse-cannes com, et du 13 au
16 janvier au Centre Pompidou, Paris IVe,
centrepompidou fr

Les Inrockuptibles — 18-24 novembre 2015 — Philippe Noisette
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Toutelaculture.com — 14 janvier 2016 — Amélie Blaustein Niddam

Le plus belge des danseurs américains, aujourd’hui âgé de 34 ans est à Paris pour quelques jours, à 
Beaubourg. Daniel Linehan propose avec Dbddbb une réflexion sur le rythme aussi fascinante qu’ardue. 
Un spectacle éprouvant qui demande de l’exigence et un lâcher prise du spectateur. Alors, marchons !

Linehan a été formé à P.A.R.T.S, l’école d’Anne Teresa de Keersmaeker et cela transpire par toutes ses 
obsessions. Nous le découvrions lors d’un Nouveau Festival dans ce même lieu, en 2013, il tournait en 
rond de façon spectaculaire pour Not About Everything et depuis, le garçon s’est offert un Sacre à l’Opéra 
de Lille puis au festival de danse June Events. Son travail consiste à explorer les répétions et les limites. 
Il aime suspendre un geste, s’intéresse peu au « joli ». Faire parler la danse, penser que le corps est un 
langage cela est une des préoccupations qui taraudent la pratique aujourd’hui :  on pense, et pardon de 
la citer deux fois dans un même paragraphe au travail de Keersmaeker sur Rilke. Mais pour revenir sur 
le plateau de Beaubourg où pendent des tiges ponctuées de baskets, il faut marcher.

Danser c’est marcher. Mettre un pas devant l’autre, ou derrière l’autre, et parfois redevenir quadrupède. 
Mais l’acte est là, il s’agit d’avancer. Tout est ensuite question de rythme. Et ici, la voix, et les phonèmes 
qui en sortent viennent dicter au corps ses mouvements. Le travail sur la parole est ici assez dantesque. 
Les cinq danseurs parlent ou plutôt « scatent ». Ici, le son est jazz, circulaire, obsédant et il évoluera 
jusqu’à la techno en passant par le religieux. Nous ne sommes pas face à une chorale ici mais plutôt 
dans un mouvement perpétuel. Les pas sont de l’ordre du pendule. Ils balancent, la voix étant toujours 
le premier geste annoncé.

L’ensemble est parfois douloureux car on fait la bêtise, pauvres humains, de tenter d’entendre du sens 
dans ces sons, et nous nous retrouvons tel un étranger dans un pays qui n’en parle pas encore la langue. 
Linehan impose l’idée, certes pas neuve (merci Lacan), mais ici très bien réalisée que le signifiant et 
le signifié sont deux entités qui séparées dialoguent. L’intonation et l’image créent ici le sens. Il y a de 
l’émotion quand ils se recueillent, du rire quand ils se mettent à nous insulter comme dans un clip de 
rap…

C’est pointu, c’est frais, c’est exigeant. Linehan a désormais son écriture propre, on reconnaît ses pas 
et son identité chorégraphique. Cela veut dire que l’on retrouve des gimmicks qui pourront énerver, 
que l’on taxera de redites. Ou alors, on sera ravi de le voir ici et plus tard, continuer à explorer les 
percussions corporelles et s’interroger sur ce que danser veut dire.
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Maculture.fr — 12 janvier 2016 — Wilson Le Personnic

Daniel Linehan « S’affranchir de l’aspect significatif de la langue »  
Difficile aujourd’hui d’être passé à côté de Daniel Linehan : le chorégraphe américain est désormais 
une des nouvelles figures établie de la danse contemporaine. Son solo Not About Everything (2007) et ses 
pièces Montage for Three (2009), Being Together Without any Voice (2010), Zombie Aporia (2011) et Gaze is a Gap 
is a Ghost (2012) ont construit sa réputation de jeune prodige et ses pièces sont désormais devenues des 
rendez-vous à ne pas manquer. En résidence à l’Opéra de Lille depuis janvier 2013, le chorégraphe y a déjà 
créer The Karaoke Dialogues (2014) et Un Sacre du Printemps (2015) conçu pour des élèves de P.A.R.T.S. et un 
orchestre live. Il présente pour la première fois à Paris sa nouvelle création dbddbb au Centre Pompidou.

— Avec dbddbb, vous continuez d’explorer la relation entre la voix et le mouvement. Pouvez-vous revenir sur les 
enjeux de cette nouvelle création ?
Pour mes précédentes créations, je travaillais souvent avec le texte avant de créer un mouvement qui irait 
avec le rythme de la voix. Avec dbddbb, j’ai essayé la méthode inverse : j’ai commencé avec un rythme clair 
pour le mouvement, puis la voix a été ajoutée dessus. Il était question dès le début que le mouvement 
allait toujours suivre le rythme de la marche, qu’une étape allait toujours suivre l’autre dans un rythme 
constant, avec quelques variations et des accélérations. En plus de l’impulsion constante des pieds, j’ai 
ajouté la poésie sonore.

— Parlez nous de la découverte de ces poèmes, expliquez nous votre envie de «jouer » avec.
J’ai découvert divers poèmes sonores du début du XXe siècle, dont ceux des artistes dadaïstes comme 
Hugo Ball et Kurt Schwitters, et c’était vraiment très excitant de les dire à voix haute. Ces poèmes n’ont 
pas été écrit pour être lu en silence, mais plutôt pour être performé et j’ai éprouvé beaucoup de plaisir 
à découvrir ces rythmes et ces sons qui n’apparaissent que dans l’oralité. Je voulais créer des poèmes 
semblables dans dbddbb, j’ai donc conçu de nouveaux poèmes sonores, qui ne citent pas directement 
ces poèmes dadaïstes, mais qui empruntent certains de leurs principes. J’ai souvent travaillé avec la 
langue et le texte, mais c’était ici l’occasion de s’affranchir de l’aspect significatif de la langue, de jouer 
simplement avec les sons possibles que la voix peut faire, et nous avons presque inventé une nouvelle 
langue. Evidement le public ne peut pas vraiment comprendre cette langue et ne peut donc tirer un sens 
direct du texte, cependant il peut essayer de la traduire de plusieurs manières. Le sens peut apparaitre 
dans la manière où nous coordonnons ensemble nos voix et nos mouvements. Apparait également de 
nouvelles significations selon notre ton ou dans la manière où nous articulons les syllabes, comme dans 
une question ou dans une commande, ou si nous murmurons ou crions le texte.

— Comment avez-vous travaillez avec les danseurs et ces différents matériaux ?
Nous sommes partis de l’idée de la marche et nous avons expérimenté plusieurs réponses à certaines 
questions que nous nous posions : qu’advient-il si nous décélérons insensiblement ou accélérons 
subitement ? Nous essayons de garder le même tempo dans nos déplacements, sans pour autant être 
analogues dans nos gestes ou nos déplacements, tout en partageant un rythme en commun. Nous avons 
développé un vocabulaire de mouvements en testant différentes manières de combiner le «matériel vocal» 
et le « matériel mouvement ».

— Comment s’est développée la chorégraphie à partir de ces deux matériaux ?
Après des premiers essais, différentes situations ont commencé à créer une chorégraphie. Parfois, lorsque 
nous parlons et nous marchons ensemble, notre groupe ressemble à des manifestants, à des villageois en 
plein rituel ou à des personnes en pleine soirée techno. Il y a beaucoup de situations dans lesquelles 
des personnes « bougent » et « vocalisent » ensemble. Dans la pièce nous essayons toujours de trouver 
un équilibre, entre le groupe et l’individu, entre résister et se perdre dedans, entre l’entité collective et 
l’idiosyncrasie. C’est un véritable défi de participer à mouvement commun tout en essayant de ne pas 
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perdre sa propre individualité, nous essayons de traverser chacun de ses états. À certain moment, le 
groupe s’unit, à l’instar d’une marche militaire, et l’individualité s’efface presque dans l’unité. À d’autres 
moments, nous trouvons une manière de nous déplacer ensemble tout en s’affirmant chacun mais c’est 
difficile d’éviter le chaos tout en maintenant ce sentiment de faire « partie d’un groupe ».

— Nous retrouvons quelque chose présent et d’apparent dans toutes vos pièces : la notion de jeu.
Jouer peut-être extrêmement sérieux. Quand un athlète fait du sport, ou qu’un enfant construit une 
maison ou s’amuse au docteur, c’est sérieux. Quand tu es à l’intérieur du jeux, tu prend ça extrêmement 
au sérieux. Le sens du jeu qui vient dans cette pièce nous aide à maintenir chaque moment en alerte. 
Bien que les partitions chorégraphiques et vocales de la pièce soient écrites, de nombreux moments ont 
une ouverture incertaine, ce qui permet en effet un sens de jeu. Par exemple, certaines transitions sont 
écrites, mais nous ne savons pas quel danseur va l’initier. Ça nous oblige à rester très attentif à l’autre. Le 
jeu n’est pas amusant ni un moment de détente, il nous amène à un état de vigilance permanent. Nous 
devons nous regarder et nous écouter les uns les autres afin de garder cette connexion.

— Vous continuez de collaborer avec le duo d’artiste 88888 qui signe une nouvelle fois la scénographie de votre pièce, 
parlez-nous de cette installation qui flotte au dessus des danseurs.
Les artistes ont voulu traduire mes principes chorégraphiques dans une forme graphique. Dans la pièce, 
les artistes se déplacent à un rythme régulier sans pour autant être à l’unisson. Le tempo constant de nos 
pieds à été traduit dans une grille qui flotte au dessus de la scène, la variation de chaque danseur a été 
traduit en tiges de différentes longueurs qui pendent à des différentes hauteurs. Ça semble très abstrait 
mais la structure crée une dynamique visuelle qui interagit avec notre corps et nos voix. Le décor vient 
également parfois déterminer notre rythme lorsqu’une des tiges se balance comme celle d’un pendule. 
À mes yeux, le décor dégage une aura de science-fiction, je l’appelle le vaisseau spatial. Vous pouvez 
imaginer que la langue que nous parlons est une langue de l’avenir et que le décor soutient ce sentiment 
futuriste. Les costumes et le maquillage renforcent également cette impression. Nous sommes comme 
une bande arrivée tout droit du futur, avec des vêtements et une langue bizarres qui nous unissent comme 
dans un clan.

— Une clef pour résoudre ce titre énigmatique et imprononçable ?
Dans l’esprit de la poésie sonore dadaïste, je voulais un titre qui ait son propre son, son propre graphisme 
et son propre rythme, plutôt que de faire référence à quelque chose de tangible. C’est un titre qui produit 
une certaine forme de plaisir lorsqu’on essaie de le dire à voix haute. À chaque fois que j’entends quelqu’un 
essayer de le dire, la personne rigole parce qu’elle se sent ridicule, et ce rire est probablement l’enjeux 
principale de ce titre.
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Eléments biographiques

Dans son propre travail chorégraphique, Linehan cherche à obscurcir, en douceur, la frontière qui 
sépare la danse de tout le reste. Il aborde la création de performances du point de vue de l’amateur 
curieux, en testant les nombreuses interactions entre la danse et les formes de non-danse, à la recherche 
d’improbables conjonctions, juxtapositions et parallèles entre les textes, mouvements, images, chansons, 
vidéos et rythmes.

Daniel Linehan a travaillé comme danseur et chorégraphe à New York, avant de s’installer à Bruxelles en 
2008 où il a suivi le Cycle de Recherche à P.A.R.T.S.
En tant qu’interprète, Linehan a travaillé, entre autres, avec Miguel Gutierrez et Big Art Group. En 2007-
2008, il fut Artiste en Résidence au Movement Research. A New York, il crée, avec une équipe de quatre 
danseurs, des performances basées sur le texte et la danse. En 2007, il crée le solo Not About Everything 
qui, depuis sa première, a été joué dans plus de 75 théâtres du monde entier.
Ses projets plus récents, créés en Belgique, sont Montage for Three (2009), Being Together Without any Voice 
(2010), Zombie Aporia (2011), Gaze is a Gap is a Ghost (2012), The Karaoke Dialogues (2014), Un Sacre du 
Printemps (2015), dbddbb (2015) et Flood (2017).

Linehan travaille également sur des projets plus particuliers : Vita Activa, un atelier codirigé avec Michael 
Helland, à l’attention de 40 participants sans-emploi et qui aborde les questions de fonctions de temps 
et de travail. Le livre A No Can Make Space (2013) créé en collaboration avec le graphiste Gerard Leysen 
(Afreux), qui retrace 10 ans de pratique chorégraphique. untitled duet (2013), un projet diffusé en live dans 
le cadre des Performance Room Series du Tate Modern de Londres.

Linehan est régulièrement invité en tant que conférencier et mentor dans des institutions de danse dans 
le monde entier.

De 2012 à 2014, Daniel Linehan était Artiste Associé au deSingel Campus International des Arts (Anvers, 
BE) et New Wave Associate au Sadler’s Wells (Londres, UK). De 2013 à 2016, il était Artiste-en-Résidence 
à l’Opéra de Lille (FR).
Depuis 2015, Hiatus est soutenue par les autorités flamandes. Daniel Linehan est Creative Associate au 
deSingel Campus International des Arts 2017-2021.
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Informations pratiques

Lieu de la représentation
L’ADC à la Salle des Eaux-Vives
82-84 rue des Eaux-Vives
CH - 1207 Genève

Accès 
lignes 2, 6, E, G — arrêt Vollandes

Réservation
www.adc-geneve.ch ou 
par téléphone 022 320 06 06
Les billets sont à retirer le soir de la 
représentation, au plus tard 15 minutes avant le 
début du spectacle (ouverture de la caisse une 
heure avant la représentation)

Information
022 329 44 00 / info@adc-geneve.ch

Tarifs
plein : CHF 25.- //  réduit : CHF 20.- // 
mini : CHF 15.- // Carte 20ans/20frs : CHF 8.-

plein : Adultes
réduit : Passedanse, Côté Courrier, Théâtres 
partenaires* (voir sur le site)
mini : Passedanse réduit, AVS, AI, chômeur, 
étudiants, apprentis, moins de 20 ans, membre de 
l’avdc

Les chèques culture sont acceptés
Tarif réduit sur présentation d’un justificatif: 
Les billets ne sont ni échangés, ni remboursés

adc-geneve.ch


