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Jeu. 25 juin
20:00
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19:00

vendredi 26 juin

21:00 1 h Border Dance  
Taoufiq Izeddiou – Cie Anania Danses Théâtre Joliette

samedi 27 juin

11:00 Atelier de danse avec Daniel Linehan Ballet national de Marseille

16:00 1 h Border Dance  
Taoufiq Izeddiou – Cie Anania Danses Théâtre Joliette

18:00 35’ SāHO Nivine Kallas Théâtre La Criée

20:00 1 h 15 En même temps Olivia Grandville Théâtre La Criée

dimanche 28 juin

16:00 45’ Nidāl [dedans-dehors]  
Marina Gomes, Elias Ardoin – HYLEL KLAP Maison pour la danse

18:00 35’ SāHO Nivine Kallas Théâtre La Criée

20:00 1 h 15 En même temps Olivia Grandville Théâtre La Criée

lundi 29 juin

20:00 45’ Nidāl [dedans-dehors]  
Marina Gomes, Elias Ardoin – HYLEL KLAP Maison pour la danse

mardi 30 juin

14:00 1 h 17 Projection Électro Chaâbi Hind Meddeb L’Alcazar-BMVR

Théâtre des Bernardines



Parcours
Danseur et chorégraphe, Daniel Linehan 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 juxtapositions 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 recherches 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 aussi Artiste en Résidence au Movement Research. À New York, il crée avec une 
équipe de quatre danseurs, des performances basées sur le texte et la danse. Il a également 
collaboré avec Michael Helland sur de nombreux projets de duos. En 2007, il crée le 
solo Not About Everything qui, depuis sa première, a été joué dans plus de 75 théâtres 
du monde entier. Par la suite il crée de nombreux spectacles parmi lesquels Montage 
for Three (duo, 2009), Being Together Without any Voice (quartet, 2010), The Karaoke 
Dialogues (septet, 2014) ou encore Body of Work (2015).

En parallèle, il travaille également sur des projets variés, comme le livre A no can make 
space, sorti en 2013 ou Vita Activa, un atelier autour des fonctions de temps et de 
travail. De 2012 à 2014, Daniel Linehan a été artiste associé au deSingel Internationale 
Kunstencampus à Anvers et New Wave Associate au Sadler’s Wells à Londres. Il fonde 
sa propre structure, Hiatus, en 2015 et crée Un Sacre du Printemps et dbddbb la même 
année, puis, plus récemment, Listen Here: These Woods & This Cavern (2021), Kiss The 
One We Are (2023) et The Wonder Of It All (2025).CRÉDITS 

Concept et direction : Daniel Linehan
Chorégraphie et interprétation : Daniel Linehan, Victor Pérez Armero
Dramaturgie : Elisa Demarré
Musique : Adrianne Lenker
Scénographie : Cee Füllemann
Lumière : Meri Ekola 
Son: Christophe Rault
Costumes : Frédérick Denis

Production : Hiatus
Représentation internationale : Damien Valette
Avec le soutien de Dance Reflections - Van Cleef & Arpels, Festival de Marseille, Cndc - Angers dans le cadre de 
l’accueil studio 2026, CCN de Grenoble - dans le cadre de l’accueil studio 2026, Perpodium - Anvers 
Accueils en résidence : De Singel Anvers, STUK Louvain, CNDC Angers, CCN Grenoble 
Cette création est soutenue par les Autorités flamandes de Belgique

Photographie : Pierre Gondard 

Fort de ses expériences à New York auprès de Miguel Gutierrez et à Bruxelles où il intègre 
le cycle de recherches P.A.R.T.S. d’Anne Teresa De Keersmaeker, le danseur et chorégraphe 
américain Daniel Linehan a imposé son écriture ultrasensible dès son premier solo, Not 
About Everything, créé en 2007. On y trouvait déjà l’essence de son travail : un vertige 
physique et textuel où mouvement, lumière et musique faisaient corps et se fondaient les 
uns les autres dans un exercice introspectif. Aujourd’hui, la veine folk-rock et naturaliste 
des compositions et de la voix de l’artiste américaine Adrianne Lenker lui inspire une 
nouvelle performance épurée. Fulgurante. Comme dépouillée des excès du spectaculaire, 
des scories de tout ce qui empêcherait « le corps de chanter ». Librement, à travers une 
gestuelle fluide et immersive, des tournoiements, des mouvements de vagues, des élans qui 
sondent une manière, autre, d’être connecté·e au monde et de refuser sa violence. Dans 
une spontanéité, une sincérité et une vulnérabilité pleinement assumées ; et une apparente 
légèreté… Un spectacle comme un moment de vérité et d’apaisement.

Chaque création ou performance de Daniel Linehan marque un retour à 
l’essentiel : aux gestes, à la présence incarnée. Chacune lève le doute : « La 
danse n’est pas seulement un moyen esthétique, mais un moyen de survie. » 
Son duo avec le danseur catalan Victor Pérez Armero, The Quiet Magic, le 
prouve une fois encore dans sa manière d’aborder la beauté et la fragilité du 
monde. Avec finesse et délicatesse.

Remerciements à toute l’équipe du Théâtre des Bernardines pour leur accueil
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Une conversation silencieuse

The Quiet Magic est un duo pour deux danseurs, mais l’on pourrait très bien le percevoir 
comme un trio avec la chanteuse et auteure-compositrice Adrianne Lenker. Le dialogue 
imaginé ci-dessous s’inspire d’une interview dans laquelle Adrianne explore plus en 
profondeur sa pratique artistique. Les textes de ses chansons dialoguent avec les réflexions 
des chorégraphes de la pièce sur les thèmes centraux et les intentions qui l’animent. En 2020, 
au cœur de la pandémie de Covid-19 et du ralentissement généralisé qu’elle a provoqué, 
Adrianne Lenker a composé le double album songs et instrumentals dans l’isolement d’une 
cabane située dans les montagnes Berkshire, au Massachusetts. Elle a vécu cette quiétude 
comme une sorte de passage vers une réalité propice à l’émergence et à l’épanouissement 
d’autres possibles. Cette expérience a donné naissance à une musique brute, sincère 
et dépouillée, où les sons ambiants se fondent dans les enregistrements et où les bruits 
habituellement éliminés en studio ont été conservés. De manière similaire, Daniel Linehan 
et Victor Perez Armero ont imaginé un univers scénique où le silence, la douceur et 
l’introversion constituent les forces dominantes des comportements humains, explorant ce 
que cette configuration pourrait susciter, tant sur le plan individuel que relationnel. The Quiet 
Magic est le fruit de ce voyage.

En s’inspirant de la musique d’Adrianne Lenker et en entrant en dialogue avec elle, The Quiet 
Magic explore plus profondément une réalité toujours présente, mais que le tumulte de la 
vie moderne tend à occulter. La musique révèle une forme de savoir intime : en pénétrant le 
silence et en se libérant, ne serait-ce que provisoirement, du bruit et du bavardage incessants 
produits et attendus par notre société moderne, extravertie et effrénée, ce qui se dévoile 
alors tient d’une sorte de magie. Lorsque nous nous taisons et portons une attention intense 
à notre environnement et aux autres, il ne s’agit pas seulement de calme, de quiétude ou de 
vide. Ce qui se révèle au contraire est une autre forme de plénitude, un autre son, un autre 
langage du corps en mouvement, coloré et vibrant. 

Une conversation imaginaire :

AL : Écrire ou jouer de la guitare me procure un calme d’une grande profondeur. Cela me 
ramène à une sorte de centre, un espace de connexion dans lequel j’entre et duquel je sors.

QM : De manière similaire, dans la pièce, nous invoquons une certaine quiétude  et 
acceptons de plonger dans la lente immobilité de nos corps, tout en invitant le public à 
nous suivre dans ce voyage parfois exigeant. À travers cette immobilité, nous commençons à 
percevoir nos corps non plus comme un ensemble fixe d’organes, de sang et de chair, mais 
comme des royaumes ou des territoires traversés de paysages intérieurs complexes. Plutôt 
que de résister, nous laissons notre porosité nous traverser et nous influencer mutuellement, 
jusqu’à devenir une autre forme de présence dans l’espace, semblable à celle de la 
méditation.



AL : Il me semble que la musique, comme l’art en général, agit comme une sorte de portail 
ou de pont entre le monde tangible, physique et visible, et un espace plus éthéré, intangible. 

QM : Cette idée fait écho à notre expérience du corps dansant. Dans la pièce, nous nous 
inspirons de cette qualité présente dans la musique et la déclinons dans la chorégraphie, 
ainsi que dans la dramaturgie, la lumière et la scénographie. Tout au long de la création, nous 
avons adopté une approche très intuitive, privilégiant ainsi la poésie cyclique de la respiration 
plutôt que la pensée conceptuelle. Nous imaginons que le public en fera l’expérience soit 
comme quelque chose de très relaxant, soit comme quelque chose qui suscite une certaine 
résistance. C’est cette zone de tension possible qui nous intéresse, en ce qu’elle nous 
détourne de nos automatismes de pensée et de production continue, pour nous amener à 
un état où nous “laissons l’être faire le faire”.

AL : Parfois, j’ai tendance à prendre ma musique trop au sérieux et je dois me rappeler qu’elle 
est avant tout un jeu, source de plaisir et de joie.

QM : Nous avons tendance, collectivement, à associer la quiétude à l’immobilité ou à la 
gravité. Or, le silence intérieur fait en réalité surgir une profonde vitalité, de l’ouverture et du 
jeu. Même si nous pouvons être vus comme des danseurs « sérieux », il nous importait de 
transmettre la joie ludique que nous éprouvons tout au long de la pièce. Ce n’est pas un choix 
conscient, mais plutôt ce qui a émergé des pratiques que nous avons utilisées pour créer les 
matériaux de base de la chorégraphie. Nous laissons place au rire et à l’expression libre, en 
nous inspirant, parfois de façon inconsciente, des mouvements et jeux spontanés des enfants 
en plein air. Nos corps relèvent du jeu plutôt que de la perfection, de la sauvagerie plutôt que 
du contrôle, et de l’ouverture et de la connexion plutôt que de la solitude.

AL : Ce qui me pousse à créer de la musique, c’est cette sensation simultanée de traction 
et de poussée, présente de la naissance à la mort. On peut naître sans rien faire, sans effort 
pour avancer, simplement exister, et malgré tout finir quelque part, finir par mourir. Je sais 
que c’est un peu morbide, mais j’y pense beaucoup. Au fait que ce que nous savons avec 
certitude, c’est que nous sommes nés de quelque part, et que nous mourons « en quelque 
chose ». En un lieu, en une forme, ou dans le néant. On ne sait pas vraiment. Ce qui 
m’anime, c’est cette conscience constante d’être en vie.

QM : Le monde a besoin de guérison à de multiples niveaux. Nous sommes attirés 
par des manières écologiques d’envisager le monde comme un tissu d’interconnexions 
poreuses. Nous nous relions aux rythmes cycliques de la nature, de notre propre nature, 
de notre propre respiration. La violence de notre présence collective sur la planète cause 
des dommages à l’environnement, qui se répercutent ensuite sur nous-mêmes en tant 
qu’individus. Nous avons le sentiment qu’une réelle conscience de la vie, et du don qu’elle 
peut représenter, ouvre un puissant potentiel de guérison à l’échelle individuelle, relationnelle 
et collective. Nous espérons transmettre au public cette sagesse ressentie, à travers des 
dispositifs d’immersion et de participation enveloppants et subtils.

AL : Il existe une multitude de frontières et de constructions que nous avons mises en place 
pour nous séparer les uns des autres, en entretenant des représentations des différences

comme potentiellement menaçantes. Ainsi, nous nous aliénons et produisons de l’opposition, 
au risque de manquer ce qui pourrait émerger d’une perception de la Terre comme un 
organisme unique, unifié avec tous les êtres.

QM : À une époque marquée par des discours de division, d’inhumanité et de violence 
portés par certains dirigeants masculins dans le monde, nous souhaitons, avec ce duo, 
proposer et incarner d’autres façons d’être. Il s’agit d’une danse où nos deux corps masculins 
se relient à la puissance profonde de la tendresse, à celle d’une douceur délicate et d’une 
sensibilité attentive. En cultivant l’art de l’écoute profonde, en écoutant avec chaque cellule 
de nos corps, de nouvelles réalités commencent à émerger et à se déployer. Nous sommes 
capables de changer de formes et d’espaces. Nous nous relions par le soutien, la douceur, 
l’intimité, le jeu. Nous restons des identités distinctes tout en étant extrêmement attentifs l’un 
à l’autre, considérant ainsi la séparation et la fusion non comme des notions exclusives, mais 
complémentaires. La pièce porte une dimension de manifeste queer évidente, mais ne s’y 
restreint pas pour autant. Il s’agit avant tout d’ouverture et de réceptivité à tous et à tout ce à 
quoi nous nous relions, au-delà de cette dimension.

AL: How do we follow the light?
Which ripples like a dream
Over the serene summer night,
And it knows no limit.

Comment suivre la lumière
qui ondule comme un rêve

sur la nuit d’été paisible,
et qui ne connaît aucune limite ?

Sources (textes d’Adrianne Lenker) :
Interview ‘FaceCulture’ 2019
Paroles de ‘No Limit’


