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FORORD

Kroppen som instrument

Vi ser på kroppe hver dag, i forskellige situa-
tioner. Og vi bruger kroppen – mere eller min-
dre bevidst – til forskellige formål og udtryk: 
praktisk, som en del af vores daglige gøremål, 
men samtidig også som en del af vores kom-
munikation med hinanden. Noget bider vi 
mærke i – men langt det meste går mere eller 
mindre ubemærket hen. Andre indtryk hænger 
fast, måske til senere granskning. Kropsspro-
get er en helt naturlig del af mennesket – og 
ofte lige så svært at afkode, fortolke og forstå 
som det verbale sprog. Det gælder også, når 
kunsten sætter kroppen i scene. Noget forstås 
umiddelbart, intuitivt – andet kræver lige lidt 
mere... 
Dét kan den blinde danser, tidligere nycirkus-
artist, Sindri Runudde om nogen fortælle om. 
En anden nycirkusartist, Samuel Gustavsson 
tager i sin kommende forestilling udgangs-
punkt i det nulstillede menneske. 
Mød også Rudolf Laban gennem forfatteren 
Vagn Remmes ord, samt en af de første mo-
derne dansere, Isadora Duncan, gennem Pia 
Stillings fortælling. Horton teknik får vi ser-
veret af Mikkel Svak fra et ophold i New York 
hos Alvin Ailey.
Flamencodanseren Selene Muñoz fortæller 
med fødderne, som tager resten af kroppen 
med sig ind i en ny form for flamenco – det 
skal opleves. Og Dansekapellet starter året 
med 7STEPS.  
Mennesket er altid god for et drama. Hvad 
er det, der styrer verden? Penge, magt, sex 
– nævnt i vilkårlig rækkefølge… Trekantsdra-
maer er dog mere interessante på scenen end 
ønskeligt i virkeligheden – men kunst næres 
netop af virkeligheden… 
Burlesque er et helt kapitel for sig af virkelig-
hed, fantasi, drømme og en hel masse andet. 
Dét oplevede to af Terpsichores skribenter på 
egen krop. LÆS med.
Marianne Worm 
Terpsichore/red.
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Lige så reelt og virkeligt
Online og offline. To nærmest outda-
tede termer, som folk over tyve bruger, 
i et håbløst forsøg på at få hold på, 
hvordan vi skal forstå og forholde os til 
den informationsmættede verden, vi er 
blevet kastet ind i. Og det er for så vidt 
også fint nok, når man bare husker, at 
on og off netop ikke refererer til noget 
andet end det enkelte tilfælde. Det en-
kelte menneske, den enkelte situation, 
den enkelte institutions forhold til det 
Wide Werdens Web der, i paradoksal, og 
samtidig tragikomisk kontrast til nuti-
dens selveksponering, netop aldrig kan 
ses som ”sig selv”, men kun igennem de 
åbninger, som brugen af nettet skaber. 
Vi er muligvis offline, men informatio-
nerne fortsætter ufortrødent, selvom vi 
så at sige trækker stikket ud. Internet-
tet er ligeså reelt – og ligeså virkeligt 
– som resten af verden. Der er ikke en 

distinktion imellem det, jeg siger og 
gør ”på” nettet, og det jeg siger og gør 
”uden for” nettet. 
”Man må ikke være fuldstændig vanvit-
tig og hjernedød inde på Internettet”, 
som de to herrer i P3s Monte Carlo pro-
gram så enkelt udtrykker det.

Synlighed eller mangel på samme
I den århusianske koreograf Helle Bachs 
nyeste forestilling Busy Bodies spiller 
den synlighed, eller mangel på samme, 
som Internettet i høj grad har mulig-
gjort, en afgørende rolle. Forestillingen 
er bygget op omkring seks soloportræt-
ter, der danses mere eller mindre simul-
tant. For sådan er verden jo skruet sam-
men. Bare fordi jeg kigger til højre, be-
tyder det jo ikke, at handlingen til den 
venstre står stille, indtil jeg igen gider 
rette min opmærksomhed mod venstre. 
Den præmis er en svær nød at knække 

i en scenekunstnerisk sammenhæng. På 
den ene side kan man risikere at kede 
publikum, hvis man ikke vover at lade 
den simultane dynamik få plads, på dan 
anden side risikerer man at tabe samme 
publikum, hvis man lader flere handlin-
ger få plads på samme scene, på samme 
tidspunkt, uden nogen form for fortol-
kende håndsrækning. For de findes jo 
heldigvis. Fortolkningerne og hånds-
rækningerne. Spørgsmålet er, hvordan. 

Den simultane travlhed
I Busy Bodies er travlheden så indbyg-
get i kroppen på danserne, som titlen 
også mere end antyder, at forestillin-
gens bærende præmis netop bliver det 
simultane. Og det er egentlig ganske in-
teressant i forhold til dans. Særligt hvis 
man ser de enkelte dansere på scenen 
og de brudstykker af handlinger, der 
opstår imellem dem som perler på en 

Alene i verden og på scenen

af Betina Rex (stud.mag.)

Facebook, Snapchat, Instagram, YouTube. Mulighederne, 
eller risikoen om man vil, for at se og blive set er så godt 
som uendelige. Det er billeder og videoer af mig, dig, os 
og jer. Og det er døgnet rundt, bare et klik væk. ”Jeg 
bliver set, altså er jeg” kunne en poppet omskrivning af 
den gamle filosof Descartes læresætning sagtens lyde i 
2000-og-selvfie. Et billede på det moderne liv – på godt 
og ondt. Vores liv?   

Busy Bodies af dadadans/Helle Bach. Foto: Jens Raadal
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snor; uafhængige individuelle episoder, 
der kan sættes sammen og aflæses som 
en del af en større helhed. Der er ikke 
nogen på forhånd given mening eller 
fortælling, som kan blive forpurret eller 
misforstået, når præmissen er, at me-
ningen imellem handlingerne opstår i 
tilskuerens blik. Hvilket kræver et årvå-
gent og engageret publikum, hvis ikke 
en forestilling skal forekomme ligegyl-
dig og dramaturgisk uskarp.  
I min optik består det virkeligt samlen-
de element i Busy Bodies af den tråd, 
perlerne så at sige trækkes på, i form 
af danseren i den grå hjemmedragt 
i den hvide sofa, belejligt besat med 
hjul. Hendes evige moslen rundt i selve 
symbolet på materiel konsumerisme – 
sofaen – står som et effektfuldt billede 
på den måde, det moderne menneske 
kan både opleve og indgå i verden på. 
Gennem skærmen som hun ustandseligt 
har ansigtet vendt mod, betragter, og 
betragtes hun af noget så abstrakt som 
”verden”.
Som publikum kan man kun gisne om, 
hvad hun mon ser der på sin skærm. Sig 
selv, de andre, os alle? 

Fortabelse og forgabelse i selvekspo-
nering og selvfremstilling
I pressematerialet lægger Busy Bodies 
op til at tage alvorligt livtag med den 
moderne velstillede verdens totale for-
tabelse og forgabelse i selveksponering 
og -fremstilling. I forestillingen spiller 
den moderne teknologi, stærkt anført 
af Internettets ubegribelige mulighe-
der, og heraf følgende total uigennem-
skuelige konsekvenser da også en afgø-
rende rolle. 
At danserne i Busy Bodies er optaget 
af deres eget univers, deres egen flig 
af virkeligheden, gør det meget ekspli-
cit, at der er tale om førnævnte selv-
eksponering. Det handler om, at blive 
set. Og hvis ingen andre gider kigge, så 
må man jo gøre det selv. Sammen med 
solodans formen, skaber det en afstand 
imellem de enkelte dansere, som var de 
hver især indhyllet i deres egen uigen-
nemtrængelige livsboble. De når aldrig 
helt hen til hinanden, de er, på godt og 
ondt, for såvel forestilling, som visio-
nen med samme, alene i verden og på 
scenen. 
Busy Bodies rammer tematisk lige lukt 
ned i det moderne væddeløb af en til-

værelse. Hvem er jeg, når ingen ser 
mig, synes afløst af, hvem kan jeg blive, 
når nogen ser mig. Parykker, svømme-
fødder, stoledans, kæmpekrammedyr. 
Alle rekvisitter tages i brug for at isce-
nesætte sig selv på den bedst mulige 
måde. Danserne på scenen ser kun sig 
selv, har ikke hinanden og forsøger at 
fortælle en historie om os alle. 
Alene i verden – og på scenen. 

-------------------------------------------------------
FAKTA:
Busy Bodies 
af dadadans / Helle Bach
Info: dadadans, www.dadadans.dk 
LÆS også om Busy Bodies på webmagasinet Dans 
ONline på www.terpsichore.dk 
(4 hits)
Finurligt og farverig Busy Bodies + Se videoen 
til Busy Bodies + Vi er alle Busy Bodies + Krop 
& Krop 
Spillede i 2013
Århus – Bora Bora: 26.-30. nov.
København – Dansehallerne: 4., 5. og 7. dec.
Idé og koncept: Helle Bach 
Koreografi: Helle Bach i samarbejde med dan-
serne 
Komposition/lydsign: Emil Sebastian Bøll 
Lysdesign: Per Mariboe 
Dansere: Peter Fønss, Eva Garnier, Ólöf Ingólfs-
dóttir, Lars Dahl Pedersen, Liv 
Mikala Sanz, Carina Raffel 
(den 26.nov. var Tomomi Yamauchi stand in for 
en af de kvindelige dansere).

-------------------------------------------------------

Busy Bodies af dadadans/Helle Bach. Foto: Jens Raadal

Billetter og info: www.skanesdansteater.se, tlf +46 40-20 85 00.
www.dansehallerne.dk,  tlf 3388 8000

Premiere 12. april på Skånes Dansteater
Spiller derefter 16., 25., 26., 27., 29., april & 2., 3. maj på Skånes Dansteater

og den 9., 10. maj på Dansehallerne, København
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Der var en nordmand, en svensker og en 
finne. Så kom Marie-Louise Stentebjerg. 
I 2002 var danskere en sjældenhed på 
SEAD, Salzburg Academy of Experimen-
tal Dance, da Marie-Louise Stentebjerg, 
i dag den ene halvdel af koreografduoen 
two-women-machine-show, blev opta-
get. 
Først et par år senere, da hun var på sit 
sidste år på uddannelsen, dukkede en 
landsmand op. Det var Ida-Elisabeth 
Larsen, der i dag udgør den anden halv-
del af maskinkvinderne. 

Dengang under uddannelsen sås de al-
drig. 
– Jeg ville så gerne have snakket med 
ML, griner Ida-Elisabeth Larsen i dag: – 
Men Marie var hele tiden på udveksling 
for at danse, så jeg så hende aldrig før 
hendes afgangsforestilling.
På den anden side var det heller ikke 
målet for nogen af dem at søge mod an-
dre danskere. Idéen med at søge til en 
international skole var jo netop at møde 
alle andre end dem, der var at finde i 
den hjemlige andedam. 

De komponerer kroppe i rum 
af Signe Ravn (cand.mag. i teatervidenskab) 

Two-women-machine-show 
har lagt den traditionelle 
moderne dans bag sig og 
udvider i deres forestillin-
ger grænserne for, hvad ko-
reografi er. 

My Body is a Barrel of Gunpowder. Foto: Max Markov
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 Ind i et inspirerende miljø
– Jeg søgte specifikt til Salzburg, fordi 
jeg ikke gad være sammen med andre 
danskere. Jeg havde brugt flere år på 
at få al den undervisning i Danmark og 
Sverige, som jeg kunne få. Det var et 
forsøg på at lande i et miljø, hvor man 
kunne få nogle andre kompetencer og 
input, end man ellers kunne få, fortæl-
ler Ida-Elisabeth Larsen.  
Og dét projekt lykkedes. 
Undervisningen var nemlig bygget op, 
så man havde én lærer i en periode på 
tre til max. seks uger. Eleverne blev der-
for hele tiden eksponeret for nye koreo-
grafer og kunstnere, og det eneste klas-
sisk moderne dans, de prøvede på egen 
krop, var et forløb om Cunningham.
– Det var et konstant møde med ny 
praksis, nye kunstnere, og de mange 
informationer gør, at man opbygger et 
analyseapparat og en omstillingsparat-
hed, forklarer Marie-Louise Stentebjerg.  
Efter klasserne om formiddagen var de 
studerende med i forskellige forløb, der 
i høj grad iværksatte og opfordrede til 
egen praksis, og de studerende var al-
dersmæssigt mellem 17 og 32 år – et 
klart signal om, at det ikke var en al-
mindelig danseuddannelse.
 
Breakdance og improvisation
Men faktisk var det for både Ida-Eli-
sabeth Larsen og Marie-Louise Sten-
tebjerg en tilfældighed, at de til sidst 
endte i Salzburg. 
Et efterskoleophold blev vendepunktet 
for Marie-Louise Stentebjerg. Her stif-
tede hun bekendtskab med dansen.
– Det var et fantastisk udtryksmid-
del, fortæller hun og afslører, at næ-
ste skridt var et forberedende kursus 
på Danseværkstedet på Nørrebro. Her 
snakkede man meget om internationale 
danseskoler, og da Marie-Louise blev 
færdig et år, hvor Skolen for Moderne 
Dans ikke optog elever, søgte hun ud.  
Ida-Elisabeth Larsen droppede i sin tid 
ud af gymnasiet og begyndte til break-
dance. Den disposition var hendes for-
ældre ikke begejstrede for, og de fandt 
frem til et gymnasium med en danselin-
je i Malmø. Selvom fristen for at komme 
til optagelsesprøve var overskredet, og 
Ida-Elisabeth Larsen ikke forstod et ord 
af den optagelsessamtale, hun undta-
gelsesvis var blevet indkaldt til – hen-
des forældre oversatte undervejs – så 

blev hun optaget. Og fuldstændig fan-
get af dansemiljøet. 
 
Optrådte i Europa
Hun stod op halv fem om morgenen for 
at være i Sverige til tiden. Efter endt 
undervisning tog hun til København, 
tog to danseklasser, og var så tilbage i 
Roskilde igen kort før midnat, og under-
vejs fik hun også lov at træne med Den 
Kongelige Svenske Ballets elever på en 
satellitskole i Malmø. 
– På det tidspunkt syntes jeg, det var 
nødvendigt, for jeg blev nødt til at 
indhente nogle tekniske færdigheder, 
hvis jeg skulle blive god nok til at blive 
optaget på en professionel skole efter-
følgende. Jeg syntes, jeg havde travlt, 
indrømmer hun og griner så.
– Da jeg startede i Malmø og skulle have 
jazzdans, troede jeg, det var en dans, 
man lavede til klassisk jazz, hvor der 
sad en og spillede med whiskers. Der 
var også improvisation på skemaet. Det 
vidste jeg ikke, hvad var! 
Begreberne var til gengæld på plads ef-
ter årene på SEAD, og de to koreografer 
blev ligesom så mange af deres klasse-
kammerater selv skabende performere. 
Men først optrådte de begge i adskillige 
lande i Europa og gav liv til egne såvel 
som andre koreografers visioner. 
Og da de to endelig vendte tilbage til 
Danmark, var vejen ind i det hjemlige 
dansemiljø ikke uden udfordringer. 
 
Farvel til det traditionelle formsprog
– Det var ikke så åbent et miljø, ople-
vede jeg. Den måde, man omtaler dans 
på, er meget anderledes end det, vi 
kommer fra. Opfattelsen af, hvad dans 
er, var meget specifik, forklarer Marie-
Louise Stentebjerg, der hurtigt fandt ud 
af, at det traditionelle moderne form-
sprog ikke længere tiltalte hende. 
– Da jeg var færdig med den uddan-
nelse i contemporary dance, havde jeg 
bare ingen motivation til at skabe noget 
bevægelsesmateriale bare for bevægel-
sens skyld. Jeg tænkte over, hvad det i 
virkeligheden var, der motiverede mig, 
hvordan jeg kunne italesætte det, og 
hvilke redskaber jeg skulle bruge for 
at skabe en dialog med publikum, siger 
Marie-Louise Stentebjerg, der fandt en 
åndsfælle i Ida-Elisabeth Larsen, der 
gjorde sig mange af de samme tanker.
De fandt sammen i kunstnerkollektivet 

RISK:RECLAIM:ENTERTAIN i 2008 med 
Marie Topp og Gry Raaby, og i 2012 ind-
ledte de så et samarbejde under navnet 
two-women-machine-show, hvor de to 
udforsker duoen som præmis. Senest på 
Københavns Musikteater i januar, hvor 
de i forestillingen ”My Body is a Barrel 
of Gunpowder” erklærede krig mod sig 
selv og de klassiske konventioner, som 
de er bærere af. 
 
Formen udfordrer publikum
Her var bevægelsen i konventionel 
forstand minimal, kroppene nøgne og 
sortmalede, og lydsporet var en koreo-
grafisk ligeværdig komponent med den 
fysiske bevægelse. 
Two-women-machine-show har fundet 
sin signatur, og klassiske teatrale vir-
kemidler er ikke nødvendigvis en del af 
den. Duoen ser konventionerne og de 
tekniske forventninger til moderne dans 
som en spændetrøje, de for længst er 
brudt ud af.    
– Det er idéen, der dikterer formen. I 
en mere konventionel arbejdsudgave 
har man fastsat formen på forhånd. 
Vores arbejde kan for eksempel også 
udtrykkes gennem et auditivt lydspor. 
Det behøver ikke at være et kropsligt 
teknisk udtryk, forklarer Marie-Louise 
Stentebjerg.  
– Den konventionelle udgave (af mo-
derne dans; red.) beskæftiger vi os 
ikke længere med. Vi har det faktisk ret 
stramt med det. Grunden til, at vi gør 
en stor indsats for, at termerne kom-
mer i orden, når vi italesætter vores 
kompetencer, er, at vi ikke vil omtales 
som dansere, for så føler vi os underlagt 
nogle traditioner, som vi ikke føler os 
som en del af, fortsætter Ida-Elisabeth 
Larsen. 
Derfor kalder de slet og ret deres genre 
for koreografi. Ifølge dem kan koreo-
grafi definere mange flere muligheder 
for bevægelse, der kan være fysisk eller 
ikke-fysisk. 
– Der er mange, der placerer vores ar-
bejde som performancekunst. Men vi 
kommer fra dans og koreografi, og der-
for er det også naturligt at kalde sig 
performere og koreografer. Den måde, 
vi konstruerer på, kommer fra den bag-
grund. Det handler om en anden fysisk 
tilstedeværelse og en anden bevidsthed 
om, hvordan kroppen kan fremstå, lyder 
det fra Marie-Louise Stentebjerg.  

Ida-Elisabeth Larsen og Marie-Louise Stentebjerg. Foto: Signe Ravn
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 Koreografi-begrebet udvides
– Et eller andet sted er jeg ligeglad 
med, hvad det hedder, men vi vil gerne 
udvide begrebet for, hvad dans og ko-
reografi er, og derfor insisterer vi på 
at kalde det koreografi, supplerer Ida-
Elisabeth Larsen og fortsætter: 
– Koreografi handler også om, hvordan 
man komponerer et helt rum. For mig 
handler det også meget om en rytmisk 
sensitivitet. Det er vigtigt at pointere, 
at når folk siger, at vores arbejde er tæt 
på performance, så er det deres proji-
cering af kategorier på vores arbejde. 
For os er kategorien underordnet, men 
vi gør brug af koreografiske værktøjer. 
– Det er komposition af rummet og 
handler om bevidstheden omkring rum 
og bevægelse. Der er en bevægelse mel-
lem elementerne; det koreografiske og 
det auditive. Og rummet er ikke kun de 
fire vægge, det er lys, kroppes bevægel-
se gennem rummet og objekterne, som 
rummet indeholder. Det er den teatrale 
arv, uddyber de to.  
 
Opgør med den moderne dans
Arbejdsmetoden er et resultat af, at 
ingen af dem på nuværende tidspunkt 
finder faglig tilfredsstillelse i at arbejde 
med dans som teknik. Det kalder de ”en 
illustration af en idé”, der ikke har sit 
ophav hos dem selv, og dermed bare 
bliver reproduktion på reproduktion.  
Den moderne dans opstod som et opgør 
med balletten. Det var et oprør mod at 
påtage sig en andens udtryk, og det op-
gør føler two-women-machine-show, at 
de nu er i fuld gang at tage med deres 
egen skoling. 
– Hvis vi ikke forsøger at udfordre dan-
sen, kan vi ikke udvikle os som kunst-
nere, for os handler det om at udvikle 
vores eget vokabular. Det er der, vores 
koreografiske interesse ligger. Vi ser 
ikke længere de koreografiske egenska-
ber som noget, der kun kan bruges på 
en krop. De kan bruges i mange andre 
kontekster, siger Marie-Louise Stente-
bjerg.
 
Scenen begynder at loope
Men eksperimenterende udtryk har ikke 
altid nemt ved at finde sceneplads. Og 
her ser two-women-machine-show en 
politisk udfordring. For sådan som støt-
tesystemet er indrettet nu, oplever de, 
at Tordenskjolds soldater står nærmest 
kassen med kronerne.  

– Hvis der kun gives til de etablerede 
kunstnere, så er det dem, der bliver 
vist, for teatrene har ikke råd til at pro-
ducere selv. Så begynder hele scenen at 
loope, og det bliver det samme, vurde-
rer Ida-Elisabeth Larsen.
– Hvis der ikke er andre, så er det jo 
også svært at få andre input, konstate-
rer Marie-Louise Stentebjerg og uddy-
ber: – Selvfølgelig skal man satse på, at 
nogle af de etablerede udvikler sig på 
længere sigt, men man skal også støtte 
dem, der kommer til, så der sker noget 
nyt. 
Ida-Elisabeth Larsen nikker: 
– Systemet skal varetage, at den diversi-
tet bliver tilgodeset. Systemet, som det 
er nu, udvander den forskellighed, der 
er. Vi har et internationalt netværk, der 
er givet til os (blandt andet via SEAD), 
som har været gavnligt, da vi har været 
tvunget til at søge til udlandet for at 
kunne arbejde og få støtte til vores pro-
jekter. Hvad betyder det? Det betyder, 
man har en generation af skabere, der 
ikke bliver vist herhjemme. 
Men two-women-machine-show op-
lever, at der er forandring på vej på 
flere fronter. For eksempel nævner de, 
at lederen af koreograflinjen på Sta-
tens Scenekunstskole sørger for, at der 
kommer stærke og aktuelle udenland-
ske undervisere, så der nu er mulighed 
for at opsøge ekspertise og dannelse i 
Danmark, og at studiemiljøet i stigende 
grad åbner op mod både det hjemlige 
professionelle miljø og det internatio-
nale miljø. Samtidig trækker Dansehal-
lerne nu, takket være en udenlandsk le-
der, også på et internationalt netværk. 
– Den koreografiske platform Spot On 
er fx blevet videreført og videreudvik-
let. Nu har det fået lidt mere ballast og 
er blevet et forløb, der kræver lidt mere, 
siger Marie-Louise Stentebjerg.  
– Det er en reel varetagelse af de pro-
fessionelle kunstnere, der findes i Dan-
mark, tilføjer Ida-Elisabeth Larsen. 

Når det kendte ophæves
Men selvom two-women-machine-show 
konstant arbejder på at finde nye ud-
tryk, der er anderledes end det, man 
ellers ser, så arbejder de, ligesom alle 
andre kunstnere, også på at indfange og 
opleve de øjeblikke, hvor alle elementer 
spiller sammen, og scene og sal bliver 
til en enhed.   
– Hvis vi bare kan opnå et øjeblik, hvor 

der sker et skift, og det kendte ophæ-
ves. Det er svært at sætte ord på, for det 
er måske det, scenekunsten kan. Skabe 
et øjeblik af fælles tilstedeværelse, si-
ger Ida-Elisabeth Larsen og forsøger at 
forklare, hvordan det øjeblik føles som 
kunstner. 
– Et øjeblik af klarhed. Euforisk. Tyng-
deløst. I et sekund bliver jeg overvæl-
det. Der er dét, et rigtig godt stykke 
kunstnerisk arbejde stiler efter: at alle 
de ting går op i en højere enhed. 
– Hvad kommer der ud i den anden 
ende? Vi vil udfordre os selv og løbe 
en risiko for at tage et skridt hen imod 
noget nyt, slutter Marie-Louise Stente-
bjerg.

-------------------------------------------------------
FAKTA:
LÆS også artiklen om deres seneste forestilling 
”My Body is a Barrel of Gunpowder” på webma-
gasinet Dans ONline på www.terpsichore.dk 
-------------------------------------------------------

-------------------------------------------------------
FAKTA:
IDA-ELISABETH LARSEN
Født i 1983. Koreograf, performer og dramaturg. 
Er uddannet danser fra Salzburg Experimental 
Academy of Dance - Performance fra 2004-2007. 
Har siden taget en BA i filosofi og performance 
design på RUC. Har som danser optrådt i blandt 
andet London, Prag, København, Odense, Berlin, 
Salzburg og Zadar i Kroatien. 

MARIE-LOUISE STENTEBJERG 
Født i 1981. Performer, danser, koreograf og 
kurator. Er uddannet danser fra Salzburg Ex-
perimental Academy of Dance fra 2003-2005. 
Har siden gennemført den toårige uddannelse 
”Auteur” på Odsherred Teaterskole fra 2011-
2013. Har lavet flere soloværker og har medvir-
ket i en række forestillinger, der har turneret i 
Østeuropa og Tyskland. Var koreograf på musik-
videoen ”Red Swan” for The Mob i 2011. 

2009. Grundlagde kunstnerkollektivet 
RISK:RECLAIM:ENTERTAIN sammen med Marie 
Topp og Gry Raaby. 
2012: Fandt sammen under navnet two-women-
machine-show, og beskæftiger sig med temaer 
såsom massefænomener, monokultur, den 
unisone bevægelse og duoen som præmis. De 
har blandt andet skabt forestillingerne ”Back to 
Limbo” (Dansehallerne, 2012) og ”Mass Hyste-
ria” (Teaterøen og Dansehallerne, 2013). 
Har haft residencies hos Arteles, Finland, Labo-
ratoriescenen, Dansehallerne, hos Performing 
Arts Forum (PAF) i Frankrig og hos Dansarena 
nord i Norge. 
two-women-machine-show skal undervise i 
komposition og metode på Statens Scenekunst-
skole I 2014.
-------------------------------------------------------

  Så er Manon  
            endelig tilbage!

Oplev en ballet om passioneret kærlighed og om 
et ungt par i frit fald, som kun døden kan skille.
 
Kenneth MacMillans Manon er den dramatiske historie om den smukke, 
letsindige Manon, der falder for studenten Des Grieux. Men hendes begær 
efter den rigdom og tryghed, hun kan opnå hos velhavende mænd, får hende 
til at lokke ham i fordærv med løgn, bedrag og mord til følge.
 
Det er ti år siden, at den lidenskabelige kærlighedshistorie sidst blev opført 
af Den Kongelige Ballet. Nu er nye stjernedansere kommet til og klar til at 
danse nogle af ballethistoriens mest intense pas de deux’er. Solodanseren  
J’aime Crandall og solisten Alexandra Lo Sardo alternerer som Manon, mens 
solodanserne Alban Lendorf og Ulrik Birkkjær deler partiet som studenten  
Des Grieux.

Kglteater.dk

Gamle Scene
       22. feb. – 12. mar.
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Da jeg trådte ud på gaden midt i Brook-
lyn kl. 22 en meget varm juli nat sidste 
sommer, var det som at træde ind i en 
film. Indenfor 10 sekunder havde jeg 
set både den største sorte 4x4 med rap 
musik strømmende ud af alle sprækker, 
en ‘truck’ med tre mænd som solgte 
vandmeloner fra ladet på et gadehjør-
ne, de obligatoriske brandtrapper og 
aircon bokse fæstnet med spinkle bolte 
på gamle, malerisk nedslidte bygninger 
som taget ud af The Cosby Show, en 
‘ball court’, og en ‘corner shop’. 
Jeg blev i dette virkelighedens fanta-
siland hele næste dag, hvor jeg fandt 
mig selv i New York Subway, stod af på 
hjørnet af Central Park og gik på tværs 
af Broadway mod 55th street, indtil jeg 
stod foran en stor bygning med AILEY 
påhæftet i form af store bogstaver over, 
hvad der mest lignede en blanding af 
et dyrt hotel og et internationalt firmas 
hovedsæde. 

2 uger med Horton Pedagogy 
hos Alvin Ailey School i New York 
af Mikkel Svak (danser, koreograf; London) 

Sidste år fandt jeg pludselig 
ud af, at Alvin Ailey School i 
New York var begyndt at un-
dervise i Horton pædagogik, 
i form af et to ugers som-
merkursus – og så var der 
simpelthen intet at gøre. 
Det MÅTTE jeg bare med 
på! Jeg har gennem årene 
studeret mange andre tek-
nikker, men Horton er den 
eneste, som jeg helt fra be-
gyndelsen af altid har følt, 
at jeg kunne forstå. Og her 
begynder min fortælling. 

 

Mikkel Buda Svak  
mbsvak@hotmail.com 
www.companyquirk.com
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Men det var ingen film – det var kulmi-
nationen af mange års ønsketænkning, 
en god sjat penge, og resultatet af en 
tilfældig Google søgning efter ‘Horton’ 
som følge af, at jeg, gennem endnu en 
tilfældighed, et halvt år tidligere havde 
mødt en danser som – uden nogen tid-
ligere træning i teknikken, men med et 
kæmpe talent – kunne udføre nogle af 
mine mest vanvittige idéer, de fleste på 
Level 4 Horton niveau, som pludselig 
fik mig til at tænke, at det måske var 
på tide, at jeg udvidede mit repertoire 
fra at undervise i Horton på begynder-
niveau i ny og næ på Pineapple i Lon-
don… 

Forelsket i Horton teknikken
Så i 34 graders varme gik jeg ind igen-
nem svingdøren og præsenterede mig 
selv til en af de unge Ailey elever, som 
var dagens receptionist, for at begynde 
et nyt kapitel med titlen ‘Horton Peda-
gogy’.
Lige siden jeg for næsten 20 år siden 
tog min første Horton klasse, har jeg 
været dybt forelsket i teknikken. Jeg 
har gennem årene studeret mange an-
dre teknikker, men Horton er den ene-
ste som jeg, helt fra begyndelsen af, 
altid har følt, at jeg kunne forstå, og 
den eneste som jeg, af samme grund, 
har undervist i. Det har også altid været 
den teknik, jeg har brugt mest som ko-
reograf – men stort set alle dansere, jeg 
har arbejdet med, har fundet det svært 
at udføre mit materiale på et professio-
nelt niveau. 

Så da jeg sidste år pludselig fandt ud af, 
at Alvin Ailey School i New York var be-
gyndt at undervise i Horton pædagogik, 
i form af et to-ugers sommerkursus, var 
der simpelthen intet at gøre. Det MÅTTE 
jeg bare med på! Nu har jeg efterhån-
den boet i London i 15 år, så sproget var 
jeg ikke bekymret for at forstå – meeen, 
New York er jo langt væk, og hvad mon 
man skulle gøre med visum og alt sådan 
noget – det her var jo lidt mere end bare 
et sommerkursus i lille Europa trods alt 
– og, øh, så var jeg vist heller ikke helt 
så meget i form, som jeg vel egentlig 
helst ville tænke mig… Og det her var 
jo altså ‘the one and only’ Alvin Ailey 
School! 

Uddannet fra Rambert School of Bal-
let and Contemporary Dance, London
Selv flyttede jeg til London i 1998 for 
at studere på Rambert School of Ballet 
and Contemporary Dance, og jeg havde 
da dengang overvejet, om jeg skulle 
tage videre et års tid til New York – men 
Ailey School har en øvre aldersgrænse 
på 25 år, så desværre var deres officielle 
program, selv sommerskolen, udeluk-
ket fra begyndelsen dengang, så jeg 
var glad for at opdage, at kurset her var 
åbent for alle aldre, dem over 25 også, 
dog med den betingelse at man havde 
mindst 3 års erfaring med danseunder-
visning, hvilket giver god mening – i 
og med at kurset hovedsageligt dækker 
undervisningsmetoder for Horton, og 
hvordan de forskellige kombinationer 
kan brydes ned i mindre, lettere forstå-

elige øvelser, for eksempel for begyn-
dere. Men mere om det senere. 

Er kurset det hele værd?
Kort fortalt, inden vi går ind i det prak-
tiske – er kurset det hele værd? JA, ab-
solut! Og det i den grad, sådan at indtil 
flere af mine medstuderende havde del-
taget før og var vendt tilbage for at gå 
lidt mere i detaljer med det hele. Mod 
slutningen af de to uger fortalte vores 
lærer, Ana Marie Forsythe, at indholdet, 
specielt i den anden uge som dækker de 
mere avancerede øvelser og kombina-
tioner, kan variere noget fra år til år, og 
afhænger meget af deltagerne selv, og 
den viden om Horton de møder op med. 
Vi nåede i løbet af bare to uger at dæk-
ke praktisk talt alt fra Level 1 til Level 4 
(som er afgangsniveauet for det profes-
sionelle kursus på Ailey School), men 
andre år har de i stedet valgt at foku-
sere mere på bestemte ‘key’ øvelser, alt 
efter hvad deltagerne har haft behov 
for at gå mere i detaljer med. 
Kurset består af to selvstændige ugers 
undervisning: den første uge dækker 
‘Advanced Beginners’ og Level 1, og 
anden uge går betydeligt mere i detal-
jer og dækker de avancerede niveauer. 
Det er muligt at deltage i den første uge 
uden den helt store forhåndsviden om 
Horton teknik, og der er mulighed for 
at deltage i daglige praktiske teknik-
klasser som en del af kurset; men an-
den uge kræver noget forhåndsviden og 
erfaring med teknikken. Man kan vælge 
at deltage i en uge eller begge uger, og 

der er lidt rabat, hvis man booker begge 
uger samtidigt – hvilket specielt er det 
værd, hvis man tager rejseomkostnin-
gerne med i betragtning.

Praktisk info
Det skulle vise sig, at visum var betyde-
ligt lettere at ordne, end jeg havde for-
ventet. Jeg havde regnet med at skulle 
have et ‘Student Visa’, men fordi kurset 
ikke ender med en egentlig kvalifikation 
(mere herom senere), svarer det til, at 
man deltager i for eksempel et blom-
sterbindingskursus eller tager et par 
skiklasser som en del af sin ferie – så et 
turistvisa klarer sagen, og de er nu ble-
vet elektroniske og findes/ansøges om 
på nettet under navnet ESTA (Electronic 
System for Travel Authorization). Det 
gøres på U.S. Customs and Border Pro-
tections hjemmeside, og tager max. 10 
min. Man betaler et lille gebyr (henad 
200 kr.) og får med det samme at vide, 
om man er godkendt. En ESTA gælder i 
to år, inden den skal fornyes, men man 
skal huske at opdatere flydetaljer og 
hoteladresse på nettet, inden man ta-
ger af sted – og det er værd at printe 
bekræftelses e-mailen ud, da mange 
flyselskaber forlanger at se den, inden 
man får lov til at gå ombord i flyet.
Med visum ordnet, kurset booket, var 
det tid til at ordne et sted at bo… New 
York er dyr – og midt i juli er New York 
extra dyr – så det er absolut værd at 
søge efter det bedste tilbud. En del af 
de andre deltagere havde valgt at pun-
ge ud for de billigere hoteller på Man-

Fotos: Mikkel Buda Svak  
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hattan. Det har selvfølgelig den store 
fordel, at man er tæt på alt, og en kort 
gå-tur fra Broadway – men det koster. 
Selv valgte jeg det absolut billigste ‘ho-
stel’ (vandrehjem), jeg kunne finde. Det 
lå i Brooklyn og var egentlig ikke andet 
end et privat hus, med 3-4 køjesenge i 
hvert eneste rum, der kunne stuves gæ-
ster ind i. Hvis man er vant til danske 
vandrerhjem, så bliver man slemt skuf-
fet, men på den anden side er der ikke 
den helt store forskel fra de engelske 
og europæiske youth hostels. Jeg var 
relativt heldig: aircondition systemet 
virkede (et absolut MUST i New York i 
juli – det var gennemsnitligt 34 grader 
dagligt), og for det meste af tiden var 
der ikke engang halvt belagt på mit ho-
stel, så jeg havde værelset for mig selv. 
Men det var et bevidst valg – til dels for 
at spare penge, og til dels fordi jeg ville 
have adgang til et køkken. 
Besparelsen gjorde, at jeg havde råd til 
at blive i en måned og ikke blot de to 
uger, kurset varede – så med min før-
omtalte kondition i baghovedet, tog jeg 
af sted en uge før kurset startede. Jeg 
tænkte, at så var der lidt tid til at finde 
ud af den daglige transport fra Brooklyn 
til Manhattan, og jeg kunne tage et par 
åbne klasser og komme lidt i form, før 
selve kurset startede. Her blev jeg glæ-
deligt overrasket på begge fronter. New 
York Subway er pålideligt, kører 24 ti-
mer i døgnet, relativt billigt og hurtigt. 
Jeg betalte $112 for et månedskort 
(der er ingen zoner, så kortet gælder i 
hele New York), og det tog mig ca. 25 
min. hver vej. Eneste minus er, at det 
kan være temmelig forvirrende at forstå 
‘the Subway Map’ og kende forskel på 
busser og tog – men man vender sig ret 
hurtigt til det. 

The Ailey Extension
De åbne klasser var også over al for-
ventning. Åbne klasser hos Ailey kører 
under The Ailey Extension. Man skal 
være medlem (men det koster ikke no-
get, og man kan melde sig ind på net-
tet i forvejen). Man får udleveret en 
nøglering, som samtidig fungerer som 
et elektronisk ID-kort, og man kan så 
betale for klasser på forhånd, som regi-
streres på nøgleringen, som skal bruges 
til at checke ind, når man kommer. Men 
den store fordel – og overraskelse for 
mig – var, at om sommeren består de 
åbne klasser af de klasser, som kører 
under sommerskolen – så, selvom selve 
sommerskolen er begrænset til under 
25 år, kan man stadig deltage i klas-
serne igennem The Ailey Extension. 
Så jeg tilbragte glad en uge med 2-3 
daglige professionelle Horton klasser 
og var da til en vis grad i form, da mit 
egentlige kursus begyndte en uge se-
nere. Jeg blev så også en uge bagefter 
og fortsatte med at tage åbne klasser 
– igen, når først flybilletten er betalt, 
er det værd at blive så længe som mu-
ligt. Det bør nævnes, at de åbne klasser 
også tæller ballet, Graham og Dunham, 
så man skulle ikke savne noget.

Ana Marie Forsythe	
Kurset ledes af Ana Marie Forsythe, som 
har ledet Horton afdelingen på Ailey 
School siden 1979. Hun har undervist 
i Horton siden 60’erne, og hos Ailey 
siden 1973. Hun optrådte professio-
nelt med Garden State Ballet som 13-
årig, og startede som danser hos Joyce 
Trisler, en af de oprindelige dansere 
i Hortons kompagni, da hun var bare 
14 år gammel. Ana Marie Forsythe har 
undervist stort set alle de lærere, der 

‘Horton Pedagogy’ 
(som kurset hedder på 
engelsk) blev startet op 
som en hjælp til dem, 
som gerne ville videre-
føre teknikken og bringe 
den til deres egne sko-
ler og kompagnier, og 
måske selv havde lært 
teknikken som dansere, 
men manglede viden 
omkring den store sam-
menhæng og teori – og 
samtidig med håb om, 
at teknikken ville over-
leve i sit oprindelige 
design. Og dét uden at 
blive fortyndet gennem 
generationer af dansere, 
som lærer fra hinanden, 
uden nogen egentlig 
kontakt med Ailey, og 
teknikkens oprindelse. 
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nu underviser på Ailey skolen; og hun 
underviser selv ‘Pedagogy’ klasserne. 
Alle Horton klasserne undervises til live 
musik, også på Pedagogy kurset, og der 
er mulighed for at diskutere, hvordan 
musikken påvirker klasserne. 
Der findes også to CD’er med den kor-
rekte musik til en gennemsnitlig Horton 
klasse i korrekt rækkefølge, så man kan 
undervise til den, hvis man ikke har mu-
lighed for live akkompagnement selv. 

På hjønet af 55th Street og 9th Avenue
Alle klasser hos Ailey finder sted i Aileys 
egen bygning på hjørnet af 55th Street 
og 9th Avenue – 10 min. gang fra Co-
lumbus Circle/Central Park og Broad-
way. Bygningen er ‘state of the art’ og 
har 10 store studier med aircondition 
og fantastisk udsigt over Manhattan, 
specielt fra studierne på 4. sal, som har 
panoramavinduer på to sider. Til daglig 
huser de begge de to kompagnier (ho-
vedkompagniet Alvin Ailey American 
Dance Theatre, og junior kompagniet 
Ailey 2). Normalt er begge kompagnier 
på turné om sommeren, men i år var 
der prøver for begge kompagnier, som 
faldt sammen med sommerskolen, så vi 
var yderligere så heldige at have dan-
sere fra begge kompagnier i bygningen, 
og en god del af danserne fra Ailey 2 i 
de professionelle (Level 4) klasser. Og 
yderligere – vi var endda så heldige at 
blive undervist af lederen af Ailey 2, 
Troy Powell!  
Alle studier har aircondition, og derud-
over findes der i bygningen et lille bib-
liotek, som kan benyttes som en del af 
kurset, og der er Aileys egen butik, som 
sælger frisk frugt og sandwiches, samt 
diverse merchandise og selvfølgelig de 

materialer, bøger, DVD’er og CD’er, som 
understøtter kurset. De nederste to stu-
dier kan slås sammen og bliver så til the 
Ailey Citigroup Theatre, hvor udvalgte 
dansere på sommerskolen optræder 
med en række nye og repertoire vær-
ker, som de lærer som en del af deres 
undervisning på skolen. I år havde en 
lille festival også lejet sig ind halvvejs 
igennem juli og præsenterede en week-
end med dans. Yderligere huser bygnin-
gen kontorer for både skolen og de to 
kompagnier, et lille kostumeværksted, 
og omklædningsrum med brusere og de 
obligatoriske amerikanske ‘lockers’.

Lester Horton
Her er ikke tid og plads til en stor arti-
kel om baggrunden for Horton teknik, 
men det er nok på sin plads at nævne, 
inden jeg går videre med detaljerne om 
selve kurset, at teknikken er udviklet af 
Lester Horton (1906-1953), til en vis 
grad med hjælp fra Bella Lewitzky, på 
vestkysten af Amerika, i Los Angeles, 
hovedsagligt mellem 1940-1950. Alvin 
Ailey startede sin karriere som danser 
i Hortons kompagni, og da han star-
tede sit eget kompagni efter Hortons 
død, var det kun naturligt, at teknikken 
fulgte med. Som så mange koreografer 
igennem årene, voksede Aileys skole ud 
af kompagniet, og Horton blev naturligt 
en af de teknikker, som der undervistes 
i. 
Ailey School er i dag den eneste skole, 
som underviser i Horton på fuld tid op 
til professionelt niveau, og mange af 
Aileys koreografier, som stadig opføres 
den dag i dag, er afhængige af, at dan-
serne har et meget højt niveau indenfor 
Horton teknik, og i en del koreografier 
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indgår hele sekvenser fra Hortons origi-
nale øvelser. Men det er nok også værd 
kort at nævne, at Ailey – som også fandt 
inspiration i andre stilarter, blandt an-
dre Dunham teknik – har sat sit eget 
præg på Horton teknikken, og der er 
elementer og øvelser, hvor teknikken, 
der undervises i hos Ailey, er markant 
anderledes end de øvelser, som videre-
føres af Bella Lewitzky. 

Horton Pedagogy
Ana Marie Forsythe fik idéen til kurset 
efter at have tilbragt en god del tid med 
at undervise rundt om i verden på diver-
se sommerkurser og intensive perioder 
på forskellige professionelle skoler – og 
havde kunnet konstatere, at der var en 
hel del dansere rundt omkring, som 
havde haft vidt forskellige erfaringer 
med Horton, og som nu var begyndt at 
integrere teknikken i deres egne klas-
ser – men uden nødvendigvis at have 
modtaget nogen form for egentlig in-
struktion eller forklaring på selve basis 
for de forskellige øvelser, og hvordan de 
individuelt understøtter hinanden. 
Så ‘Horton Pedagogy’ (som kurset hed-
der på engelsk) blev startet op som en 
hjælp til dem, som gerne ville videre-
føre teknikken og bringe den til deres 
egne skoler og kompagnier, og måske 
selv havde lært teknikken som dansere, 
men manglede viden omkring den store 
sammenhæng og teori – og samtidig 
med håb om, at teknikken ville overleve 
i sit oprindelige design. Og dét uden at 
blive fortyndet gennem generationer af 
dansere, som lærer fra hinanden, uden 
nogen egentlig kontakt med Ailey, og 
teknikkens oprindelse. 
Det er interessant i den forbindelse, at 

Horton aldrig nævnte sin teknik i sit 
testamente, måske fordi han døde så 
uventet og ung – hvilket betyder, at 
teknikken ikke, modsat for eksempel 
Graham og Cunningham, er dækket af 
nogen form for copyright. Derfor er der 
intet krav om, at man skal have træ-
net hos Ailey for at kunne undervise i 
Horton – dog understreger de, at alle 
lærere på skolen har trænet der også, 
og der opfordres klart til, at skulle man 
ville lege med teknikken og integrere 
elementer i ens egne klasser, men ikke 
give en egentlig Horton klasse, som den 
traditionelt er struktureret; at man så i 
det mindste gør det klart for ens ele-
ver, hvad det er, man arbejder med – og 
hvad der ikke er en del af teknikken. 
Der er intet nyt i, at Horton teknikken 
videreudvikles. Joyce Trisler, som un-
derviste sammen med Alvin Ailey, da 
The Ailey School blev grundlagt, ud-
viklede sin egen version af en opvarm-
ningsrutine, som der stadig undervises i 
i dag (den kaldes simpelthen ‘the Trisler 
exercise’). Tilsvarende er der forskellige 
dele af de koreografiske stykker, som 
bruges til at studere dele af teknikken 
fra tid til anden – men det gøres altid 
klart, at disse ikke er en del af den syl-
labus, som i sin tid var sat af Horton.

To ugers sommerklasser
Kurset selv, som jeg nævnte tidligere, 
er delt op over to uger. Begge uger er 
bygget op over det samme format, og 
hver dag er der mulighed for at deltage 
i to praktiske teknikklasser. Der er mu-
lighed for at vælge imellem de forskel-
lige niveauer, så der er noget for alle 
– selv tog jeg Level 4 klasser, men også 
et par Level 1 og 2 klasser. Specielt i 
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den første uge, hvor det materiale, som 
dækkes teoretisk og pædagogisk, mest 
er Level 1 og 2, er det værd at deltage i 
disse klasser – også for at få mere ind-
sigt i sammensætningen af klasserne. 
Derfor er der også yderligere mulighed 
for at observere et antal klasser hver 
uge, hvor man har en chance for at tage 
notater af, hvordan klassen er bygget 
op, og stille spørgsmål derom senere på 
dagen. 
Yderligere er der hver uge et antal klas-
ser i anatomi, og en daglig teoriklasse 
(som faktisk mest består af praktiske 
demonstrationer, og i det store hele har 
alle på benene det meste af tiden), hvor 
de forskellige øvelser og kombinationer 
gennemgås til mindste detalje. Her er 
fokus sat på, hvordan man bedst forkla-
rer teknikken, og hvad man specielt bør 
være på udkig efter, når der undervises 
for eksempel begyndere – i modsætning 
til en egentlig teknikklasse, hvor fokus 
er på at lære øvelserne med hensigt på 
at blive en bedre danser. 

Detaljer til undervisningsbrug
Det er netop her, kurset er uvurderligt 
– der findes ingen mere kvalificeret end 
Ana Marie Forsythe til at videregive al 
denne viden omkring alle detaljerne 
netop i forbindelse med undervisning, 
snarere end brug af teknikken i forestil-
lingsøjemed, hvor vi alle kan slippe af 
sted med at snyde lidt ind imellem. 
Underviser man i teknik, så er man i en 
situation, hvor man direkte påvirker en 
dansers teknik og fysiske tilstand gen-
nem resten af deres professionelle kar-
riere, så det er utroligt vigtigt at vide 
præcist, hvad formålet med de enkelte 
øvelser er, så man er i stand til at un-

dervise i netop teknik, snarere end blot 
at give en gruppe dansere mulighed for 
simpelthen at bevæge sig i halvanden 
time, og måske lære en bestemt ko-
reografs udtryk, men ikke nødvendigvis 
lære selve teknikken.

Fornyet forståelse af teknikken 
Efter hver endt uge af undervisning 
modtager hver deltager et kursusbevis 
– men, som jeg nævnte tidligere: ikke 
nogen specifik kvalifikation som sådan. 
Det er til dels, fordi Ailey ikke ejer co-
pyrighten på teknikken, men mest fordi 
et to ugers (eller en enkelt uges) kursus 
simpelthen ikke er tid nok til, at nogen 
kan vurdere ens evner til at undervise. 
For at det kan lade sig gøre, er det nød-
vendigt at observere en studerende un-
dervise i mange forskellige situationer 
over et langt forløb – noget en eller to 
uger bare ikke tillader i tilstrækkelig 
grad. Derfor er det også muligt at del-
tage på et turistvisum – og da dette er 
det eneste kursus af sin art i verden, ja, 
så er det jo faktisk også så kvalificeret, 
som det er muligt at blive – lige med 
undtagelse af dem, som har studeret 
fuldtids på den professionelle linie, el-
ler som har danset med et af de to Ailey 
kompagnier – og selv de dansere fra 
kompagniet, som vælger senere at un-
dervise, deltager normalt i kurset. 

Vi var heldige at have en tidligere dan-
ser fra hovedkompagniet, som netop 
var begyndt at undervise i Horton Le-
vel 1 på sommerskolen, der sluttede sig 
til os i eftermiddagens teoriklasser. Og 
iblandt os havde vi også en tidligere 
danser fra Bella Lewitzky’s kompagni, 
samt en tidligere Ailey elev som nu op-

trådte med Cirque du Soleil, mens en 
anden danser havde fået en uges orlov 
fra turnéen, så hun kunne deltage i kur-
set. Iblandt de andre deltagere var der 
et ret bredt spænd over danselærere fra 
en række lande, og med vidt forskel-
lig baggrund og erfaring; og alle var vi 
enige om, at vi kunne vende hjem med 
fornyet forståelse af teknikken, og nye 
idéer og metoder. 

Hjælpemateriale
Til at hjælpe én på vej, og til hjælp med 
at huske alle detaljerne – og i Horton er 
der mange detaljer – findes der en bog 
(The Dance Technique of Lester Horton  
af Marjorie Perces, Ana Marie Forsythe 
og Cheryl Bell, udgivet af Dance Hori-
zons Inc.,N.Y. i 1993), som har alle de 
forskellige øvelser skrevet op, trin for 
trin, ord for ord, og som også i detaljer 
viser sammenhængen med musikken. 
Stort set alle øvelser er sat til meget 
specifikke tællinger, så her er bogen 
guld værd. Der findes tilsvarende et an-
tal DVD’er, som viser langt de fleste af 
øvelserne, og det er en god hjælp, når 
man er kommet hjem og skal prøve at 
huske det hele, aftenen før en under-
visningstime. 
DVD’erne er delt op i to typer – den ene 
går igennem øvelserne, Level efter Le-
vel, og har også en løbende kommentar, 
som udpeger bestemte punkter i hver 
øvelse, som man skal tage hensyn til i 
undervisningen. Den anden er egentlig 
en filmet klasse og giver en god idé til, 
hvordan de forskellige øvelser kan kom-
bineres, så de udgør en klasse.

En danser i New York
Endelig er det værd at nævne, at der 
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------------------------------------------------------
FAKTA:
Horton Pedagogy Workshop, 2 uger (2013 
priser): $1,475.00

Transport: Månedskort (METRO Card) til Subway, 
busser og nogle lokale tog: $112.

1l vand: $1.00
Lille pose med nødder: $3.00
Muesli bar: $3 for en pakke med 6 stk.
Shampoo: $2.00
Sportstape: $4.99
Knæ, støttebandage: $16.99
Epsom salt / fodbadesalt: $3.99
Arnika krem: $11.99
Tiger balsam: $5.99
(Priserne er fra Duane Reade, som også har et 
apotek i butikken. Mange Duane Reade butikker 
er åbne døgnet rundt, og de sælger også frugt, 
drikkevarer og sandwiches).

Ailey Extension åbne klasser:
Enkelt klasse: $16.50
10 klasser: $145.50

Peridance åbne klasser:
Enkelt klasse: $18.00
10 klasser: $160.00

Broadway Dance Centre åbne klasser:
Enkelt klasse $18.00
10 klasser $160.00

Steps on Broadway åbne klasser:
Enkelt klasse $18.00
10 klasser $160.00

Capezio:
Ballet sko (flade): koster gennemsnitligt $30.00
Jazz sneakers: koster gennemsnitligt $65.00
Leotards: koster gennemsnitligt $40.00
Tights: koster mellem $13.00-$15.00 alt efter 
type.
(der findes en lille afdeling af Capezio i kælder-
etagen hos Peridance, som fører de mest essen-
tielle varer, hvis man skulle have glemt sine sko 
eller tights på hotellet) 

Forestillinger:
Billetter til Broadway shows og opera/ballet 
koster typisk omkring $80-$120. Der findes et 
billetudsalg med daglige tilbud på Times Squa-
re, som ofte har halv pris på de bedste rækker.
------------------------------------------------------

Stort logo - bruges til magasin overskrifter, plakater mm

Logo - bruges til store annoncer, flyers mm

Logo - postkort, små annoncer mm

Lille logo - bruges til fx fælles annoncer hvor der er flere afsendere, brevpapir mm

Tirsdag 11/3  19:30
KVINDE KEND DIT SKAB
Don*Gnu
„… at tale der hvor sproget hører op, gennem 
uhøjtidelighed og humor, sanselighed, 
skønhed og sveddryppende intensitet.“ 
TERPSICHORE

95,- / 50,- u. 25 år
 
Mandag 17/3  19:30

STORMEN
Dansk Danseteater
Danmarks internationale dansere udfolder 
Agnes Obels ’Riverside’ samt ’End of Loneliness’. 
Begge nye værker gjort af Tim Rushton.
160,- / 85,- u. 25 år
 
Mandag 14/4  19:30
LIVING ROOM
recoil performance group

 
„En følelsesmæssig knockout af sjælden magi.“  
POLITIKEN
95,- / 50,- u. 25 år 

Tirsdag 22/4  20:00 + Onsdag 23/4  20:00
TANGRAM
BERLIN@BALTOPPENLIVE (D)
Casadio & Sing puster nyt liv i dansens og artistens 
kunstformer, mens de udforsker et kærlighedsforholds 
relationer med passion og skønhed. Efter en time er 
det hele forbi, men aftenens magi er langt fra glemt.
160,-

Torsdag 24/4  20:00 +  Fredag 25/4  20:00
REMAIN RESTLESS
BERLIN@BALTOPPENLIVE (D)
CIE 4 kombinerer dans, teater og nycirkus i en
enestående ordløs totaloplevelse. Med stærk visualitet
og intens originalitet tryllebindes publikum.
160,-

Lørdag 26/4  20:00 + Søndag 27/4  15:00
PANDORA 88
BERLIN@BALTOPPENLIVE (D)
Hoffmann & Till udfolder sig i en telefonboks på 1,5 
m2. Ekspressiv bevægelse og stærke visuelle udtryk 
veksler mellem drømmelignende tilstande af ro
og eksplosioner af energi.
160,- 

Vinderen 
af Årets 
Reumert 

2012 

PROGRAMUDSLIP
DANS

TLF 4477 3060 (10-15)
WWW.BILLETNET.DK 
WWW.BALTOPPEN.DK
BALLERUP
5 min fra S-toget
Gratis parkering

BILLETTER
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selvfølgelig er mange andre muligheder 
for en danser i New York, og udover de 
mange turistseværdigheder bør man 
tage højde for, at der nok skal bruges 
lidt penge på teaterbilletter og andet. 
På Broadway findes den absolut største, 
og oprindelige, Capezio butik – og hvis 
man er vant til de danske småbutikker 
i kælderforretninger med en hylde med 
dansesko, eller sportsbutikkernes ringe 
udvalg af leotards og dansetøj, så skal 
man være forberedt på at tilbringe et 
par timer eller mere i Capezio, som er 
på størrelse med en mindre H&M. De 
har stort set alt, hvad en danser kan 
begære. 
Ligeledes er det værd at tage et kig 
på sommerens program hos The Joyce 
Theatre i Chelsea, som hovedsageligt 
viser dans, og de forskellige scener på 
Lincoln Centre (som også huser The 
Juilliard School), som ofte har gratis 
udendørs forestillinger om sommeren. 
Jeg var heldig også at se en gratis fore-
stilling med The Graham Company i Cen-
tral Park som en del af et sommerpro-
gram kaldet Summerstage – meget i stil 
med det nu hedengangne Københavns 
Sommer Underholdning – og som også 
inkluderer en lang række andre gratis 
arrangementer og koncerter på tværs af 
New York. 
Der er selvfølgelig også andre steder 
med åbne klasser, som for eksempel 
Broadway Dance Centre, Steps on Bro-
adway (som lidt forvirrende for mange 
ligger på Upper West Side og ikke på 
den egentlige teaterdel af Broadway) 
og Peridance Capezio Dance Center som 

også huser Limon Institute. 
Alle har de et varieret program af åbne 
klasser dagligt, og jeg tog blandt andet 
et par House klasser med den legenda-
riske Sekou hos Peridance. The Limon 
Institute har yderligere kørt ugentlige 
åbne klasser, gratis, hver lørdag morgen 
i Bryant Park, 10 min. gang fra Times 
Square. Og på samme sted var der gratis 
drop in yoga klasser på plænen (hvor 
der også var arrangeret ugentlige mu-
sik arrangementer, udendørs biograf og 
endda et udendørs bibliotek – alt sam-
men gratis) – og alt sammen ting, som, 
i ordets egentlige forstand, faldt på et 
tørt sted i sommervarmen. 

Som turist…
Det er også værd at besøge Coney Is-
land, hvor man kan dyppe tæerne i 
Atlanterhavet på en fin sandstrand og 
nyde det gratis ugentlige fyrværkeri 
over havet. Tilsvarende er det gratis 
at tage med færgen fra Battery Park 
til Staten Island, og den sejler lige så 
tæt på Friheds Gudinden, som de tem-
melig dyre bådfartsture. Nu er sommer-
skolerne jo som regel i juli, så jeg var 
også heldig at få fyrværkeriet til The 
Independence Day (4. juli) med i købet. 
Bortset fra det, så skal man ikke under-
vurdere, hvor mange timer man let får 
til at gå med, ja, bare det at gå rundt i 
byen – og har man lidt penge tilovers, 
ja, så er der jo selvfølgelig Broadways 
mange forestillinger…
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Mange af trekantsdramaerne i ballet-
tens verden har et litterært forlæg, 
hvor de umiddelbart mest elskede i det 
nylige danske repertoire er Romeo og 
Julie, Onegin, Anna Karenina, Kame-
liadamen og Manon. Men også August 
Bournonville brugte trekantsdramaet 
helt bevidst til at give sine balletter og 
historier spænding, fremdrift i hand-
lingen og pointer i relation til kærlig-
heden. Dette gælder eksempelvis Sylfi-
den, Napoli, Et Folkesagn og Fjernt fra 
Danmark. Og inden længe vender såvel 
Napoli som Manon atter tilbage på Den 
Kongelige Ballets program, og der bli-
ver igen lejlighed til at lade sig rive med 
på kærlighedens veje og vildveje, samt 
måske at knibe en tåre undervejs.

Et muntert og knap så dramatisk tre-
kantsdrama
Helt tilbage i 1789 så La Fille Mal Gar-
dée eller Den slet bevogtede Datter da-
gens lys. Historien omhandler den unge 
Lise, der er datter af den rige gårdmand-
senke Mutter Simone. Lise er forelsket i 
Colas, der er en fattig ung bonde. Men 
Simone har med den velstående Thomas 
aftalt – ud fra en økonomisk betragt-
ning – at hans søn Alain må få Lises 
hånd. Alain er både genert og lettere 
tåbelig, og Lise snor sig igen og igen til 
at mødes med Colas. Balletten er ikke 

det mest sindsoprivende drama, men er 
en munter og sød historie, hvor Thomas 
i raseri og på sin søns vegne river æg-
teskabskontrakten i stykker, Mutter Si-
mone lader sig formildne og det unge 
par får hinanden, så alt kan ende i dans 
og glæde.
Den Kongelige Ballet havde La Fille Mal 
Gardée på repertoiret tilbage i 1964 i 
Frederick Ashtons koreografi, hvor den 
blev opført 33 gange, men sidenhen har 
den ikke været på et dansk repertoire. 
Den svenske ballet har til gengæld dan-
set balletten for nyligt, og ligeledes har 
engelske Royal Ballet balletten i deres 
repertoire og vil danse den i Birming-
ham og Nottingham i forsommeren 
2014.

Pantomimerne
I den muntre genre er også pantomi-
merne, som fortsat danses i Tivoli på 
Pantomimeteatret. Den bevarede dan-
ske pantomimetradition er faktisk unik, 
selvom figurerne – Pjerrot, Kassander, 
Columbine og Harlekin – er universelle. 
Pantomimerne kom til Danmark sidst i 
1700-tallet med den italienske Casorti-
familie og Price-familien fra England, 
og fra årene lige efter århundredskif-
tet stammer pantomimerne Harlekin 
Skelet og Harlekin mekanisk Statue. 
Disse forestillinger er bevaret den dag i 

Kærlighedens veje og vildveje

af Susanne Trudsø (konservator; kulturskribent)

En ung kvinde, der ifølge forældrene gerne skal giftes for-
nuftigt eller strategisk bedst muligt, men hun forelsker 
sig i en ung fattig mand; ja, så er der lagt i kakkelovnen 
til forviklinger og trekantsdrama. Og netop i ballettens 
verden er de mest gribende historier som oftest trekants-
dramaerne.

Et Folkesagn. Den Kgl. Ballet, sæson 2011-12. 
Viderik og junker Ove. Koreografi: August Bournonville. 
Foto: Per Morten Abrahamsen
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dag og kom med de to familier til Tivoli 
i 1844, året efter at forlystelseshaven 
var åbnet. Nye pantomimer kom til og 
forsvandt igen, andre pantomimer hang 
ved og blev bevaret. I dag har Pantomi-
meteatret 16 forskellige pantomimer på 
repertoiret, nogle er dog rekonstrueret. 
Når påfuglen slår halen ned, er handlin-
gen i pantomimerne grundliggende den 
samme. Den smukke Columbine elsker 
den muntre eventyrlystne Harlekin, der 
har forbindelser til det overnaturlige, 
men de to unge må ikke få hinanden, 
fordi Kassander, Columbines far, ikke 
tillader det. Han ser hellere datteren 
gift med en rig, men oftest gammel, tyk 
og grim bejler. Desuden er der Kassan-
ders noget klodsede tjener, Pjerrot, der 
skiftevis står på faderens og de unge 
elskendes side. Omkring de fire hoved-
personer er ofte også et broget person-
galleri med eksempelvis fiskerkoner, 
doktorer, sømænd, bødkersvende, børn, 
Amagerkoner og skræddersvende, der 
alle sammen er med til at give histori-
erne kolorit. Heldigvis sejrer det gode 
til sidst, og de unge elskende, Harlekin 
og Columbine, får hinanden og velsig-
nes i slutscenen af Feen.

Drama på liv og død
I modsætning til de ældste dansede 
trekantsdramaer med muntert anslag 
står romantikkens mere højspændte 
dramaer, hvor det faktisk er en mand, 
som står i kniben mellem to kvinder. 
I Sylfiden fra 1832 er det James, der 
står for at skulle giftes – fornuftigt og 
borgerligt – med kusinen Effy, men på 
selve bryllupsdagen betages han plud-
selig af den luftige Sylfide. Hun har 
længe været forelsket i ham, har vog-
tet hans søvn og har beskyttet ham på 
jagt. James er forvirret, mens forbe-
redelserne til hans bryllup fortsætter. 
Lige inden bryllupsceremonien beslut-
ter James sig endeligt, løber til skovs 
med Sylfiden, men i skoven må han 
tage imod heksens fortryllede slør for 
at kunne indfange Sylfiden. Et øjebliks 
fuldstændig, men også fatal kærlig-
hedslykke opstår, men straks efter ta-
ber Sylfiden grundet slørets kraft sine 
vinger og dør. Mens Sylfiden stiger til 
himmels synker James, bespottet af 
heksen, sammen. Alt er mistet, både 
den kvinde han pludselig forelskede sig 
i, og den kvinde han kunne have giftet 
sig med, idet Effy netop har takket ja til 

en anden frier, bondeknøsen Gurn.
I Giselle, der blev skabt i 1841, er her-
tug Albrecht ligeledes manden mellem 
to kvinder. Egentligt er Albrecht forlo-
vet med fyrstedatteren Bathilde, men 
han er også forelsket i bondepigen Gi-
selle. Hun er usikker på Albrechts tro-
skab, men lader sig overbevise, også 
på trods af, at Hilarion, der selv er 
forelsket i Giselle, forsøger at afsløre 
Albrechts adelige byrd. Skæbnen fører 
de to kvinder, Bathilde og Giselle, sam-
men, og de betror sig til hinanden – at 
de er forelskede! Da det senere viser sig, 
at de er forelsket i én og samme mand, 
gribes Giselle af vanvid og i en trance-
agtig tilstand, hvor hun søger Albrecht, 
synker hun død om. Ved nattetide opsø-
ger den dybt sørgende Albrecht Gisel-
les grav. Hun er som ugift tvunget op 
af graven og er blevet til en luftig wilie. 
Af wiliernes dronning tvinges Giselle til 
at danse Albrecht til døde, hvilket Gi-
selle grundet sin oprigtige kærlighed til 
ham forsøger at undgå. Solens første 
stråler tvinger wilierne tilbage i deres 
grave, og Albrecht, der stadig er i live, 
synker sammen. Han har netop undgået 
døden, men er fortvivlet og dybt ulyk-
kelig over atter at have mistet Giselle. 
Men spørgsmålet er samtidigt, hvor 
trekantdramaet nu kun har to tilbage-
værende parter, om Albrecht kan og vil 
vende tilbage til Bathilde for at gifte sig 
med hende og så leve med Giselle blot 
i erindringen.
Svanesøen er den berømteste ballet 
i det internationale repertoire og for 
mange ligefrem indbegrebet af ballet. 
Derfor er trekantsdramaet fra 1895, og 
prins Siegfrieds fejlagtige forveksling af 
den hvide svaneprinsesse Odette og den 
forførende sorte Odile, velkendt af de 

Manon. Den Kgl. Ballet, sæson 2003-04. Danser: Caroline Cavallo. 
Koreografi: Sir Kenneth MacMillan. Foto: Henrik Stenberg 

”Det er kærligheden, der sætter solen og de andre 
stjerner i bevægelse”. Disse ord blev sagt af Dante 
for snart 800 år siden, og denne kærlighed har 
med alle dens lykkelige og tragiske konsekvenser 
lige siden været et emne for digtere, forfattere, 
filmskabere, instruktører og koreografer.
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fleste. Kort fortalt er historien jo den, 
at prinsen møder Odette ved en skovsø. 
Hun er en kvinde forvandlet til en svane 
og kan kun genvinde sin menneskelige 
skikkelse i nogle få nattetimer. Prinsen 
forelsker sig hovedkulds i Odette og 
lover hende evig troskab, hvilket, hvis 
han er fastholden, kan ophæve fortryl-
lelsen. Men allerede den følgende aften 
sker fejltagelsen, idet Siegfried tror, at 
Odile, som han præsenteres for til sin 
fødselsdagsfest, er én og samme person 
som Odette. Odile forfører og besnærer 
prinsen, hvorfor han anmoder om hen-
des hånd og netop, da han sværger 
Odile evig troskab, lyder der torden og 
lynild. Endelig forstår Siegfried fejlta-
gelsen, han opsøger atter skovsøen, 
hvor han igen møder Odille. Fordi han 
har svigtet, må hun dø. Han beder om 
tilgivelse og bedyrer, at han kun elsker 
hende, men svigtet er allerede sket. Alt 
efter opsætning er slutningen forskel-
lig. I nogle versioner drukner Siegfried, 
i andre versioner må de skilles og drage 
hver til sit, og i atter andre versioner er 
der happy end. Men under alle omstæn-
digheder er dramaet stort og dansen 
storladen i kampen mellem den hvide 
svane og den sorte svane om prinsens 
gunst.

Trekantsdramaer i Bournonvilles ho-
risont
I de fleste af Bournonvilles trekants-
dramaer er problemstillingen knap så 
højspændt og har ikke døden til følge. 
I Napoli fra 1842 ser Veronica gerne 
sin datter Teresina gift med enten den 
velhavende macaronihandler Giacomo 
eller den ligeledes velhavende limona-
dehandler Peppo, men Teresina er forel-
sket i den fattige fisker Gennaro. Dog er 
handlingen ingenlunde udramatisk, idet 
Teresina og Gennaro drager ud på havet 
og kæntrer, og da Teresina forsvinder, 
tror alle, at hun er druknet. Og det er 
da heller ikke helt usandt, idet hun er 
indlemmet i havånden Golfos harem af 
najader. Da Gennaro trodser alle odds 
og farer, lykkes det ham heldigvis at 
bringe Teresina tilbage til landjorden 
og dermed livet, og alt ender i fryd og 

gammen. Veronica accepterer datterens 
kærlighed og tilsidesætter egne økono-
miske overvejelser på datterens vegne 
og dermed de øvrige bejleres frierier.
Et Folkesagn fra 1854 er trekantsdra-
maet faktisk gange to. I den underjor-
diske verden tilbedes den smukke Hilda 
af de to troldebrødre; Diderik og Vide-
rik, mens den lunefulde frøken Birthe 
i den jordiske verden er forlovet med 
drømmende junker Ove, men har også 
Hr. Mogens som bejler. Da junker Ove 
ved nattetide ser ind i den underjor-
diske verden, idet troldehøjen åbner 
sig, bjergtages han af Hilda. Vel inde 
i troldehøjen igen drømmer Hilda om 
sin egen oprindelse som forbyttet med 
et troldebarn. Hun drages mod menne-
skenes verden, men skal mod sin vilje 
giftes med Diderik; den ældste af trol-
debrødrene. Derfor sørger hun for, at 
alle troldene, der er inviteret til bryl-
lup, bliver døddrukne, hvorefter hun 
stikker af sammen med Viderik. I den 
jordiske verden finder Hilda junker Ove, 
der efter oplevelsen ved højen er blevet 
elleskudt, og hun får ham helbredt. Hr. 
Mogens vil dog jage de fremmede bort, 
men Viderik blander sig med trolddoms-
kunstner og får forfølgerne til at dan-
se efter hans strenge, alt imens Hilda 
genkendes som det forbyttede barn, og 
frøken Birthe smides på porten. Tre-
kantsdramaerne ender dog godt for de 
to kvinder; Hilda bliver ved et storstil-
let bryllup gift med junker Ove, mens 
Hr. Mogens, fristet af en stor medgift, 
takker ja til frk. Birthe, og han drager 
derfor afsted med troldefamilien; her i 
blandt Diderik og Viderik, der dog ikke 
havde held i deres drømme om kærlig-
heden.
I Fjernt fra Danmark fra 1860 er 
handling henlagt til Argentina, hvor 
den unge danske søløjtnant Vilhelm er 
overordentlig indtaget i den sydlandske 
skønhed Rosita til trods for, at han al-
lerede er forlovet med en pige hjemme 
i København. Men Rosita har samtidig 
også en spansk tilbeder, Don Alvar, der 
er heftig jaloux på den unge dansker. 
Da der kommer post hjemmefra, ønsker 
Vilhelm ikke at modtage brevet fra sin 

Svanesøen. Den Kgl. Ballet, sæson 2010-11. Forblændet af den sorte svane. Foto: Kyle Froman

”Kærligheden råber højest, når den forstummer.”

Stefan Zweig – østrigsk jødisk forfatter
(1881-1942)
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forlovede og tager endda også sin ring 
af, men taber den. Da Rosita spørger 
efter ringens ejermand, vedkender Vil-
helm sig ikke ringen, og Rosita binder 
dernæst ringen fast til sin vifte. Om af-
tenen skal der være kostumebal ombord 
på fregatten, og blandt mange danse 
kaster Rosita sig ud i en fyrig fandango 
med sine to bejlere; Vilhelm og Don 
Alvar. Kastagnetterne smælder, tempe-
ramenterne stiger og Rosita lover sin 
gunst til den, som henter hendes vifte, 
som hun straks efter kaster overbord. 
Vilhelm vågner af sin betagelse af den 
smukke Rosita, husker sin forlovelses-
ring og kaster sig ud over rælingen. Da 
han klatrer om bord igen, dryppende 
våd og afkølet, både bogstaveligt og i 
overført betydning, afleverer han viften 
og sætter ringen på sin finger. Han er 
helbredt for sit sværmeri og overlader 
Rosita til Don Alvar. Trekantsdramaet er 
dermed ophørt, og Vilhelm vil alligevel 
gerne have brevet hjemmefra fra sin 
forlovede.

Trekantdramaer med litterært forlæg
At Julie trods familiefejde hovedkulds 
forelsker sig i Romeo netop, som hun 
er blevet præsenteret for Paris, som af 
Julies forældre er udvalgt som hendes 
tilkomne, er velkendt for de fleste.  Li-
geledes er det velkendt, at Julie tager 
et sovemiddel, der vil virke i 24 timer og 
får det til at se ud som om, hun er død. 
Derved undgår hun ægteskabet med Pa-
ris, og hun bisættes i familiekapellet, 
hvor Romeo har sneget sig ind. Han ved 
dog ikke, at hun blot sover og dræber 
derfor af sorg og mistet kærlighed sig 
selv med en dolk. Derefter vågner Julie, 
finder den døde Romeo, og også hun 
dræber fortvivlet sig selv. 
Romeo og Julie er en fængslende bal-
let, særligt i John Neumeiers koreogra-
fi, som kom på Den Kongelige Ballets 
repertoire i 1974 – og er et trekants-
drama af format. Samtidig er der nemlig 
også andre trekantsdramaer indbygget i 
handlingen, idet Romeo faktisk i begyn-
delsen er forelsket i Julies kusine Rosa-
linde, som selvsagt skuffes over at blive 

kasseret af sin bejler. Samtidig er Julies 
mor, lady Capulet, sin mand utro med 
nevøen Tybalt, hvilket udløser en hyste-
risk sorg hos hende, da Tybalt efter et 
fægteopgør med Romeo bliver dræbt. 
Således en ballet med mange konstel-
lationer af trekanter og stor gribende 
dramatisk effekt.

De store russere
Store russiske romaner har dannet 
forlæg for balletterne Onegin og Anna 
Karenina. I Onegin, som John Cranko 
koreograferede i 1965, forelsker den 
unge Tatjana sig hovedkulds i den unge 
blaserte elegantier Onegin, og hun er-
klærer ham sin kærlighed i et brev. Til 
hendes fødselsdagsfest river han bru-
talt brevet i stykker for øjnene af hende, 
og hendes hjerte knuses. Ydermere gør 
han kur til hendes søster Olga, der er 
forlovet med Lenski, der egentlig er – 
eller var – ven med Onegin. Lenski bli-
ver selvsagt oprørt og krænket over flir-
ten, hvorfor han udfordrer til duel. Ved 
duellen bliver Lenski dræbt, og Tatjana 

Kameliadamen. Den Kgl. Ballet, sæson 2011-2012. 
Armands far (Nikolaj Hübbe) erkender at have tvunget Marguerite til at forlade ham (Sebastian Kloborg). Foto: Costin Radu

”Kærligheden er den stærkeste af alle 
lidenskaberne, fordi den på samme tid 
angriber hovedet, hjertet og sanserne.”

François de Voltaire – fransk filosof, 
forfatter og samfundskritiker
(1694-1778)



3938 Terpsichore - dans som scenekunst (Forår 2014) Terpsichore - dans som scenekunst (Forår 2014)

indser, at Onegin er en kold og selvcen-
treret person. Sidenhen gifter hun sig 
med fyrst Gremin. Ti år senere dukker 
Onegin op til et bal, som Tatjana og 
Gremin afholder. Onegin forstår pludse-
ligt, at han med Tatjana kunne havde 
oplevet den store kærlighed, men nu 
er det hende, der afviser ham. Alligevel 
skriver han til hende og opsøger hende. 
Han erklærer hende sin kærlighed, hun 
kæmper med sine følelser, men hun står 
fast ved sit ægteskabsløfte til Gremin, 
og river Onegins brev i stykker for øj-
nene af ham. På en gang skælvende 
af knuste og ikke udlevede følelser og 
alligevel stærk i sit valg mellem de to 
mænd.
I modsætning til Tatjana kan den gifte 
aristokratiske Anna i Anna Karenina, 
som Alexei Ratmansky koreograferede 
til Den Kongelige Ballet i 2004, ikke 
overholde sit ægteskabsløfte til sin 
mand, den kølige embedsmand Alek-
sei Karenin, efter at hun pludseligt har 
forelsket sig i grev Vronskij. Anna og 
Vronskij forsøger at skjule deres kær-
lighed, men det er svært. På en gang 
ønsker Anna at bryde med sin mand, 
men samtidig indser hun også, at hun 
i så fald også vil miste sin elskede søn, 
hvis hun bryder ud af sit ægteskab. De 
splittede følelser gør hende syg, og i 
febervildelse oplever hun de lidenska-
belige følelser for Vronskij, men også 
angsten for at miste sin søn samt social 
status. Da Anna vågner, beder hun sin 
mand om tilgivelse, han accepterer, og 
hun vender som lovet Vronskij ryggen. 
Vronskij er ude af sig selv og forsø-
ger at begå selvmord. Da Anna hører 
dette, kan hun ikke længere leve uden 
ham. Sammen stikker de af til Italien, 
hvor de en tid lever lykkeligt, men sav-
net af sønnen tvinger Anna tilbage til 
Rusland. Men hun må erkende, at søn-
nen er tabt for evigt, og for at dulme 
sorgen vil hun i operaen. Her oplever 
hun endnu et tab – hun er også socialt 
udstødt. Hun har kun sin kærlighed til 
Vronskij tilbage, men han har samtidig 
tabt lidt af sin interesse for Anna. Hun 
ser derfor kun én udvej. I en rasende 
snestorm kaster hun sig ud foran et 
brusende tog og dør. Kort før premieren 
på Anna Karenina udtalte Alexei Rat-
mansky, at den største udfordring var 
Tolstojs murstensroman, et kompleks 
værk med mange krydsende historier, 
men netop kvinden, der fanges i sine 

følelsers splittelse og derved trekants-
dramaet var helt essentielt for ham at 
få frem i balletten. Og Ratmansky ramte 
virkelig plet. Anna Karenina er en vid-
underlig ballet. Et højspændt drama, 
smuk og lidenskabelig, gribende og en 
tåreperser, hvorfor man som publikum 
kun kan ønske et gensyn med netop 
dette trekantsdrama.

Forelskede kurtisaner
For en kurtisane er det ikke så hensigts-
mæssigt at forelske sig, såfremt hun vil 
fastholde sin metier. I Kameliadamen, 
som John Neumeier koreograferede i 
1978, iler kurtisanen Marguerite fra bal 
til bal og lader sig opvarte af et større 
antal mænd, men efterhånden forelsker 
hun sig oprigtigt i den unge Armand, 
der allerede er stormende forelsket i 
hende. Men Armands far får Marguerite 
til at afbryde forbindelsen, og hun gen-
optager trods sygdom sit tidligere liv. 
Armand er helt uforstående overfor det 
pludselige svigt, og hendes trekants-
drama – valget mellem Armand og de 
andre mænd – driver Armand til at yd-
myge hende offentligt ved at betale for 
erlagte ydelser. Syg og fortvivlet betror 
Marguerite sin dagbog sin angst, sin 
længsel og sin kærlighed til Armand. 
Hun dør ensom, og ved den efterføl-
gende aktion over dødsboet får Armand 
dagbogen, men møder også sin far, der 
nu må erkende sin andel i trekantsdra-
maet og fortælle, hvad der reelt fik Mar-
guerite til at fravælge ham.  
I Manon, som er koreograferet af Ken-
neth MacMillan i 1974, falbyder Ma-
nons bror, Lescaut, kynisk sin søster 
til den rige Monsieur G.M. til trods for, 
at Manon egentlig var på vej i kloster 
og netop har forelsket sig i den fat-
tige Des Grieux. I Paris og opmuntret 
af juveler samt smukke klæder giver 
Manon efter for Monsieur G.M.’s tilnær-
melser, og hun bliver hans kurtisane. 
Hun nyder rigdommen, men er samti-
dig splittet, idet hun fortsat elsker Des 
Grieux. Manon vælger trods økonomisk 
deroute kærligheden og vil flygte med 
Des Grieux. Men inden de når afsted, 
bliver parret opsøgt af Monsieur G.M., 
der kræver de smykker, som han har 
ødslet på hende, tilbageleveret. Samti-
digt skal Lescaut også arresteres, og i 
den tumult, der derved opstår, skyder 
Monsieur G.M. Lescaut for øjnene af den 
forfærdede Manon og Des Grieux. Ma-

Romeo og Julie. Den Kgl. Ballet, sæson 2012-13. Foto: Costin Radu

”Evnen til at le sammen 
er kærlighedens es-
sens.”

Françoise Sagan – i fransk forfatter

(1935-2004)
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non bliver dernæst arresteret for prosti-
tution og landsforvises. I New Orleans 
ankommer et skib med straffefanger, og 
med på skibet er Manon og Des Grieux. 
I straffekolonien er arrestforvareren 
interesseret i Manon, der forsøger at 
sætte sig til modværge, og Des Grieux 
ser sig nødsaget til at dræbe arrestfor-
vareren. I desperation flygter parret ud 
i Louisianas sumpe, og den syge Manon 
ser i feberfantasier sit liv passere forbi. 
I sit personlige trekantsdrama – i val-
get mellem Monsieur G.M.’s rigdom og 
den oprigtige kærlighed til Des Grieux 
– valgte hun kærligheden, som dog bli-
ver kort. Hun er syg, endda dødsens syg 
og udånder afslutningsvis i Des Grieuxs 
arme.

Kærlighedens veje og vildveje
”Det er kærligheden, der sætter solen 
og de andre stjerner i bevægelse”. Disse 
ord blev sagt af Dante for snart 800 år 
siden, og denne kærlighed har med alle 
dens lykkelige og tragiske konsekvenser 
lige siden været et emne for digtere, 
forfattere, filmskabere, instruktører og 
koreografer. Er der mere end to perso-
ner involveret i kærligheden, bliver den 
selvsagt mere kompleks og kompliceret, 

og dette ekstra krydderi har koreogra-
fer selvfølgelig grebet igen og igen, da 
trekantsdramaerne giver stof til de gri-
bende og hjerteskærende historier.  
Den jødiske forfatter Stefan Zweig skrev 
ordene: ”Kærligheden råber højest, når 
den forstummer”, og disse ord kunne 
meget vel bruges på flere af ovennævn-
te balletter. I Anna Karenina ser Anna 
kun én mulighed, da hun ikke længere 
kan elske sin ægtemand. Hun må for-
lade ham til fordel for Vronskij; også 
selvom hun samtidig mister samkvem-
met med sønnen. Ligeledes må Armand 
i Kameliadamen i lutter fortvivlelse yd-
myge Marguerite, da hun efterkommer 
faderens ønske og forlader Armand. Og i 
Giselle dør den unge forelskede Giselle, 
da svigtet går op for hende, og allige-
vel evner hun i den hinsides verden at 
redde sin elskede Albrecht, således at 
han kan fortsætte sit liv i den jordiske 
verden og måske gribe den kærlighed, 
som han også tilbydes.
François de Voltaire har også sat ord på 
kærlighedens veje/vildveje: ”Kærlighe-
den er den stærkeste af alle lidenska-
berne, fordi den på samme tid angriber 
hovedet, hjertet og sanserne”. Og er der 
nogen, der i den grad gribes af liden-

skab, er det James, der løber til skovs i 
Sylfiden, ligesom Siegfried i Svanesøen 
bliver så forelsket i Odette, at han ikke 
evner at skelne hende fra Odile. Ligele-
des er Julie så lidenskabeligt forelsket 
i sin Romeo, at hun indlader sig på at 
lege kispus med døden og tager sove-
midlet, hvilket får fatale konsekvenser 
for deres purunge kærlighed.
”Evnen til at le sammen er kærlighe-
dens essens” blev udtalt af forfatter-
inde Françoise Sagan, og disse ord kan 
meget passende sættes på Manon, der 
trods lysten til det feterede liv som kur-
tisane med smukke klæder og dyrebare 
smykker alligevel vælger den ægte kær-
lighed til hendes elskede, den fattige 
Des Grieux. I skærende kontrast til dette 
valg står til gengæld Onegins valg; han 
evnede ikke at vælge den ægte kærlig-
hed, da han havde chancen, hvilket han 
indså alt for sent, og da han endeligt 
forsøgte, blev det et afslag. 
Og således er kærligheden veje og vild-
veje et virvar af muligheder, som kan 
iscenesættes igen og igen i de store 
handlingsballetter, så ikke bare sol og 
andre stjerner sættes i bevægelse, men 
også publikums hjerter og følelser. 

Sylfiden. Den Kgl. Ballet, sæson 2011-12. Et øjebliks lykke. Dansere: Alban Lendorf, J’aime Crandall. Koreografi: August Bournonville. Foto: Costin Radu
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Det er en regnvåd mandag lige efter 
nytåret er blevet skudt ind, og jeg har 
sat Selene Muñoz i stævne på en café 
for at få en lille snak om dans og musik, 
udtryk og bevægelse.
 
Livserfaring og en grundlæggende 
nysgerrighed 
Jeg kunne godt tænke mig at høre lidt 
om dine tanker angående dans og mu-
sik... Så hvis vi tager udgangspunkt i din 
egen dans, hvad kan du sige om det spe-
cielle udtryk, dine egne koreografier har?
– Udtrykket handler for mig i høj grad 
om fødderne:
Fødderne er vigtige for alle dansere. Fra 
jeg var helt lille, har jeg altid haft en 
fascination af fødder – og af dansefød-
der. Jeg tror, at fødderne betyder noget 

helt særligt for alle dansere. Vi skaber 
rytmer og trin, men det er vigtigt, at 
man også lægger mærke til, hvordan 
man træder, og hvordan man bevæger 
sig fra det ene trin til det andet, fordi 
det er dét, der skaber overgangene og 
dermed dramatikken!
Jeg tror også, at dansens udtryk hand-
ler om livserfaring. Det er lettere at 
fortælle en historie med kroppen, når 
man har en vis livserfaring, fordi krop-
pen ved, hvordan forskellige ting føles 
og opleves. Man lærer at holde pauser 
og holde folk hen, for at skabe et dra-
matisk udtryk.
Nysgerrigheden er super vigtig for dit 
udtryk, og for at man kan forandre og 
forny sig. Jeg tror simpelthen ikke, at 
man kan eksistere som koreograf uden 

nysgerrighed. Man er nødt til at være 
åben for nye ting, og ikke være bange 
for at fejle. 
Men udtrykket handler for mig også om, 
at man skal bruge sit publikum – bru-
ge den energi, man kan få fra dem og 
sende den tilbage igen. Man skal tale til 
folk. Så kan man rykke nogle grænser 
og påvirke dem med dansen.
Samtidig giver man ud af sig selv til sit 
publikum… Personligt har jeg altid væ-
ret meget lyrisk og feminin i mine be-
vægelser, og jeg har ladet det inspirere 
mig i min koreografi. Flamencoen har 
en kraft og en stemning, som jeg finder 
unik, og som taler meget til mig. Det 
handler om melankoli og passion på én 
og samme tid: om folkets (sigøjnernes; 
red.) vandring gennem hundredvis af år, 

Fascination af fødder 
– dansefødder 
af Maria Grosz (cand.mag.)

Jeg tror, at dansens udtryk handler om 
livserfaring. Det er lettere at fortælle en 
historie med kroppen, når man har en 
vis livserfaring, fordi kroppen ved, hvor-
dan forskellige ting føles og opleves. Man 
lærer at holde pauser og holde folk hen, 
for at skabe et dramatisk udtryk, siger 
flamencodanseren og koreografen Selene 
Muñoz, der med sin dans drager folk til 
sig, tilsyneladende så let som ingenting. 

Foto: Flemming Gernyx



44 Terpsichore - dans som scenekunst (Forår 2014)

som i sidste ende førte dem til Spanien. 
Jeg kan godt lide at brænde for noget, 
og at der er en historie og kraft bag 
det, man skaber. Og det ligger naturligt 
i flamencoen. Det giver mig en følelse 
af at være fyldt op.
 
Musikken er en tro følgesvend
Det fører os ganske naturligt hen til det 
næste spørgsmål: Hvad er dit forhold til 
musik? 
– Musik taler til urmennesket i os. Mu-
sikken fylder så meget af det, vi er… 
Om det er musik, der kan høres, eller 
om den er i hovedet. Den giver os en 
mulighed for at skabe magi. Jeg ved, 
at der er nogle, der synes, at det ikke 
er så vigtigt, men for mig er dét totalt 
uforståeligt. Jeg ved, at nogle moderne 
dansere først skaber dansen og deref-
ter fokuserer på musikken, men for mig 
giver det ingen mening, fordi man ikke 
kan give musikken dens plads og betyd-
ning efterfølgende. 
Jeg elsker det rytmiske element og har 
altid været meget musikalsk. Jeg skal 
hele tiden skabe nye rytmer, og jeg 
synes, at det er meget spændende at 
arbejde med det rytmiske og perkus-
sive element. Jeg har altid samarbejdet 
meget med mine musikere. Jeg synes, 
at det er en fantastisk proces, når jeg 
arbejder med en musiker og kan se, at 
han eller hun bliver lige så inspireret af 
mine bevægelser, som jeg er af hans el-
ler hendes musik. Når jeg arbejder med 
en koreografi, så lytter jeg til musikken 
og skaber dansen ud af den. 
Der er også mange dansere, der er 
enormt dygtige teknisk, men som ikke 
rigtigt er musikalske. Dér tænker jeg 
på, om de så overhovedet kan føle sig 
hjemme? Dansen taler jo til alle vores 
sanser, så når man mangler noget, må 
det jo kunne ses i dansen… De skriver 
nogle gange lange tekster om, hvad 
dansen udtrykker, men sådan synes jeg 
ikke, at det skal være… Historien skal 
kunne bære sig selv. Dygtige koreogra-
fer formidler det uden den store brug 
af ord.
Vi higer alle efter en accept fra andre, 
men det er egentligt sundt ikke altid at 
få den, tror jeg, fordi det er dét, der 
gør, at vi bliver ved med at arbejde med 
os selv, og blive bedre dansere, koreo-
grafer – ja endda mennesker.
 

Fotos: Flemming Gernyx
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Du er enormt passioneret i dine forestil-
linger, og det er svært ikke at blive berørt 
af den passion, når man ser dig optræde 
– er det noget, du tilsigter?
– Ja. Flamencoen har nærmest to mod-
satte poler: det er enormt kraftfuldt og 
ekstrovert, men også dybsindigt og in-
trovert. 
Jeg arbejder grundlæggende med den 
der melankolske følelse, hvor man sø-
ger noget, som man måske aldrig helt 
når… Vi har alle en indre kerne, som 
ingen andre kan røre. Måske har der, 
indenfor flamencoen, aldrig været no-
gen, der har talt til den kerne i folk, 
på samme måde som jeg måske har 
formået at gøre det. Med min meget 
personlige stil, får min dans måske et 
udtryk, som de umiddelbart godt kan 
forstå… På samme tid reagerer folk nok 
også på min dans, fordi de kan se, at 

grundessensen ved dansen for mig altid 
er glæden ved at danse. Det er noget, 
der virkelig appellerer til folk.

 Tror du, at du har haft en indflydelse på 
din gren af dansen? 
– Ja, jeg tror, at jeg brød med nogle af 
de traditioner, de havde. Flamencoen 
skaber nogle gange en lukket kreds, 
hvor man som udenforstående ikke 
er velkommen, hvis man ikke forstår 
’sproget’. Og jeg tror, at jeg måske har 
været medvirkende til at åbne den luk-
kede kreds mere op for andre øjne... Jeg 
tror, at jeg har været med til at påvirke 
dansere og koreografer til at prøve nye 
ting af.
Jeg lavede meget mindre forestillinger, 
hvor musikerne blev integreret som en 
større del af forestillingen og bevægede 
sig mere rundt på scenen som en del 

Foto: Flemming Gernyx

Foto: Paco Manzano
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af forestillingen. Derudover brugte jeg 
også musikken på en anden måde, fordi 
jeg fx brugte en mere lyrisk sanger end 
de traditionelle flamenco-sangere. Og 
fordi jeg nogle gange har brugt andre 
og mere utraditionelle typer trin, som 
også har givet koreografien et andet 
udtryk…
Det var noget af et chok for mange, 
fordi spaniere er et meget stolt folke-
færd og oven i det, traditionalister, som 
har en bestemt idé om, hvordan tingene 
skal se ud. Derfor skaber det også stor 
opmærksomhed, at jeg bruger ander-
ledes kostumer; smukke kjoler, der er 
lavet af andre typer materialer, som fx 

papir eller påfuglefjer. Eller at jeg bru-
ger læderbukser med frynser. For mig er 
det også med til at forme æstetikken i 
forestillingen og fortælle en historie.

Noget af det, der har været spændende, 
har været, at jeg er halvt dansk-halvt 
spansk – det har givet et eksotisk præg, 
og det har skabt en nysgerrighed, når 
jeg prøvede anderledes ting
Samtidig er det fedt at se, at jeg star-
ter noget hos andre, og at de tør prøve 
nogle nye ting af. Nogle ville måske 
finde det skræmmende, men når det 
først er ude, kan man jo ikke længere 
beholde ejerskab.

-------------------------------------------------------
FAKTA:
Selene Muñoz, www.selenemunoz.com
Optrædener:
21. februar – Viften, Rødovre, www.billetnet.dk
27. februar – Musikhuset, Århus, www.billetlu-
gen.dk

I april og maj er hun i New York, hvor hun skal 
undervise og optræde på Florence Gould Hall 
Theatre sammen med Ask La Cour (principal i 
NYC Ballet), hvor de skal indsamle penge til 
Career Transition For Dancers. 

I maj, juni og juli har hun optrædener med sin 
forestilling Madera por Metal.

Hun er desuden i gang med at sætte en helt 
ny forestilling op, som får premiere til oktober 
2014 i Danmark.
Sammen med sine fantastiske spanske musikere 
danser hun på Den Internationale Guitar Festival 
i København både i Teatermuseet i Hofteatret og 
i Helsingør Teater i Den Gamle By i Århus.

Derudover er hun i gang med at lave en kunst-
film sammen med Mads Langer.

Desuden arbejdes der med flere små projekter 
sammen med andre fantastiske solister indenfor 
andre stilarter, som man kommer til at se og 
høre mere til i 2014.  
-------------------------------------------------------

Foto: Flemming Gernyx
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Rammefortællingen for mit møde med 
Sindri Runudde er så tilpas pinlig, og 
samtidig så metaforisk ”spot on”, at 
den nødvendigvis må medtages. I korte 
træk troede jeg igennem hele vores 
møde, at Sindri Runudde faktisk var 
”en anden”. Dvs. jeg havde set en video 
med, hvem jeg antog, var ham. En fyr 
der jonglerer, hvilket jeg var utroligt 
imponeret over. En blind jonglør. Der 
nu er ved at uddanne sig til danser. Det 
er ikke hver dag, man møder sådan én. 
Først mod slutningen af vores møde 
kommer misforståelsen frem; videoen 
viser hans ven, der er jonglør og altså 
ikke Sindri selv. Hans artistiske force 
er luftringene. Men nu er det ganske 
rigtigt dansen, der har hans opmærk-

somhed. Med fare for at lyde lommefilo-
sofisk og over-analyserende, så fandt vi 
det meget underholdende og en smule 
underfundigt, hvordan det viser sig at 
være den seende interviewer, der tror, 
at hun ved, hvad hun ser, der rent fak-
tisk ser noget helt andet, og på en måde 
derved slet ikke ser noget overhovedet. 
Misforståelser eller ej, Sindri Runudde 
er en kunstner på vej. På vej ud, og på 
vej hjem. Ud i verden, og hjem til dan-
sen. Og han fremstår som et menneske 
for hvem bevægelsen og oplevelsen af 
at kunne ”vende hjem” er afgørende for 
den kreative proces. 

Når hjem er i dansen
De første 24 år af sit liv var Sindri 

Runudde seende. Efter at have afslut-
tet gymnasiet i en lille by i det nordlige 
Sverige brugte han lang tid på at rejse. 
Både fysisk og mentalt. Han uddannede 
sig samtidig på danseskoler rundt om i 
verden. Og netop igennem rejsen blev 
det ”at komme hjem” gradvist mere 
og mere væsentligt for ham. At kunne 
vende tilbage til et sted, som han hvi-
ler i, og hvor han føler sig hjemme. Og 
stille og roligt viste det sig, at dette 
sted var og er dansen. Ligeså vigtigt 
som ”hjemmet” han fandt, finder han 
vejen derhen. Både i dansen og i livet. 
For kun ved at søge eller rejse kan man 
tale om egentlig at ankomme eller finde 
hjem. Denne indstilling til tilværelsen 
har også betydet, at han sommetider 
føler sig ”gammel” i forhold til resten af 
det dansemiljø, han færdes i – særligt 
på danseskolerne, hvor eleverne typisk 
er meget unge, og ofte ikke har lige så 
stor en oplevelses- og rejseerfaring at 
trække på. Omvendt ved han også, at 
han aldrig havde fundet hjem til dan-
sen, hvis han ikke var taget af sted fra 
den og havde brugt sine egne ”unge år” 
på at være på vej. 

Kroppens sprog i øjets verden
At tale med Sindri Runudde om dét at 
kunne se og ikke at kunne se, og hvor-
dan det påvirker hans liv og hans dans, 
er en fascinerende måde at blive tvun-
get til selv, metaforisk, at lukke øjnene 
og forsøge at følge hans fysiske og ikke 
visuelle oplevelse af verden. I en visuel 
orienteret verden er det med hans egne 
ord essentielt og udfordrende at give 
slip på frygten for ikke selv at kunne se, 
samt ikke mindst at give slip på frygten 
for ikke at blive set. 

Som tidligere seende og mangeårig ny-
cirkusartist, og danser, besidder Sindri 
Runudde en ekstrem kropsbeherskelse, 
som han også kan bruge til at agere ef-
ter de fremherskende sociale ”visuelle” 
normer. På trods af at det for ham ville 
være langt lettere og føles mere natur-
ligt at bevæge sig på andre måder og 
give slip på alle de ekstra lag af bevæ-
gelse, som vi som seende finder nød-
vendige i vores hverdag. ”Hverdagens 
koreografi” som han kalder det; at va-
ske op, tage tøj på, åbne en mælkekar-
ton, alt sammen naturlige bevægelser 
for en seende, men for ham bevægelser, 
han skal huske og genkalde sig, hvis 

han vil udføre dem selv på samme måde 
som en seende.  
Det vil han på den ene side godt, men 
samtidig er der også noget i ham, der 
sætter sig op imod denne visuelle nor-
mativitet. Der er fx ingen logisk grund 
for ham til at ”se” ned på sine hænder, 
når han laver mad, men i et seende 
samfunds øjne er det forstyrrende, hvis 
han ikke gør det. Det er ikke ”normalt” 
at se lige frem for sig, mens man er ved 
at forberede sin morgenmad. På trods 
af at det, for ham, reelt set er direkte 
unødvendigt at bøje hovedet fremover 
og ”se” på, hvad han laver, så kan han 
stadig tage sig selv i at gøre det ube-
vidst. Mange års fysisk normativ adfærd 
fornægter sig ikke bare sådan. 
Hvad der bliver tydeligt i mødet med 
Sindri Runudde – og som virkelig sætter 
sig i min bevidsthed efterfølgende – er 
det åbenlyse spørgsmålstegn, han sæt-
ter ved hele det normative vraggods, 
som samfundet i bund og grund hviler 
på. For ham særlig mærkbart i forhold 
til synet. I en verden hvor synlighed 
og dét at blive set er så afgørende, må 
man som blind turde bevæge sig uden 
for den visuelle komfort zone, hvis man 
vil agere ud fra sin egen fornemmelse 
af, hvordan livet skal leves, og ikke ud 
fra de seendes idé om det samme. Men 
hvad mere vigtigt er, så må det seende 
samfund også i højere grad være forbe-
redt på at inkludere mennesker med en 
ikke visuel orientering i eller oplevelse 
af verden. Og uden angst acceptere at 
der er individuelle måder at begå sig i 
verden på, der netop passer til de in-
divider vi er. Seende såvel som ikke se-
ende. 

Selvom han selv finder det lidt plat, for-
tæller han, at han sommetider holder 
hænderne i vejret og bevæger fingrene, 
imens han siger: ”Du har to øjne, jeg 
har ti”. Og der er jo bestemt noget om 
snakken. For ved at være afskåret fra 
synets lynhurtige bedømmelse, åbner 
der sig samtidig en helt anden fysisk 
virkelighed for ham. En virkelighed som 
principielt ikke er anderledes end den, 
som seende begår sig i, men forskellen 
er, at synet paradoksalt nok forhindrer 
de seende i at ”se” den. For den kræver 
et andet syn end øjnenes. Et syn som 
den blinde kan nå, hvis han vil, men 
som man som seende skal kæmpe en 

At se det store billede 
og fornemme detaljen
af Betina Rex (stud.mag.)

En blind danser. Der oven i købet er tidligere nycirkus 
artist. En konstellation af ord, der får mig til at stoppe 
op en ekstra gang, og så igen. Tydeligvis ubevidst fan-
get i en overhængende visuel kultur har jeg åbenbart 
meget svært ved at forestille mig, hvordan dét at danse 
kan kombineres med dét ikke at kunne se. At mødes 
med den svenske danser Sindri Runudde blev ironisk nok 
en øjenåbner for mig. Han er et menneske, der gør et 
stærkt indtryk fra første møde. Stærkt på den ligefrem-
me og indtrængende måde. Og hans eftertænksomhed 
og venlige væsen giver plads til alle slags spørgsmål, 
og afføder svar, der skubber til mit bevidste såvel som 
ubevidste perspektiv på dansen og livet. 
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I  A M 
af Uppercut Danseteater
Torsdag d. 16. januar – fredag d. 31. januar
 

E N  KO R T  E N  L A N G 
af Uppercut Danseteater
Søndag d. 19. januar kl. 10 og 11.

 

KO N C E R T  M E D  Ü B E R LY D  & 
C H A P P E R
Søndag d. 9. februar kl. 14
 

CO O L  M OV E S  I  V I N T E R F E R I E N
Mandag d. 10. til fredag d. 14. februar fra kl. 10.30-14

 

T W I N S 
af Uppercut Danseteater
Mandag d. 10. til fredag d. 14. februar

 

S E V E N  S T E P S
Torsdag d. 13. og fredag d. 14. februar

 S P I S  M I N  G R I S
af sART Danseteater
Lørdag d. 22. februar kl. 17

 

M U L D VA R P E N  O G 
H U S E T  D E R  KO M  O G  G I K
Af Teatret Lampe
Søndag d. 23. til fredag d. 28. februar

J U P I T E R S  Ø J E
Koncert med Paul Banks & Charlotte Halberg
Søndag d. 9. marts kl. 14

FOR ÅR SPRO GR AM
DANSEK APELLE T
JA N UA R -J U NI  2014

F O R  B I L L E T T E R  O G  I N F O  S E  W W W. DA N S E K A P E L L E T. D K

DA N S E K A P E L L E T    -   B I S P E B J E R G  TO R V  1 ,  2 4 0 0  K B H . N V

 KO R E O G R A F I KO N K U R R E N C E N 
20 14
Fredag d. 21. marts kl. 20

 

S O U P  O F  T H E  M O N T H 
af Uppercut Danseteater
Søndag d. 23. marts kl. 16

H I P  H O P  M E D  PÅ S K E H A R E N
Mandag d. 14 til onsdag d. 16. april fra kl. 10

 

D A N S E N S  D A G
Søndag d. 27. april fra kl. 14

 

P L U M W I N E ,  H I G H WAY,  L E M O N 
af Mute Comp. Physical Theatre
Fredag d. 30. maj til lørdag d. 14. juni
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langt større kamp for at nå frem til. En 
kamp, som i et samfund besat af det vi-
suelle, ikke virker som den oplagte at 
tage. På trods af at øjnenes blændværk 
så tydeligvis lægger en kraftig dæmper 
på de seende adgang til så mange andre 
måder at erfare på. 

Når Sindri Runudde fortæller om sin 
oplevelse af at blive blind i en seende 
verden, kommer jeg uvilkårligt til at 
tænke på Freuds teori om ”das Unheim-
liche”, hvor det genkendelige pludselig 
bliver det fremmede, eller ugenkende-
lige, hvilket fremprovokerer en følelse 
af nervøsitet. Ikke i forhold til ham selv, 
men i forhold til omverdenens reaktion 
på ham. En blind, der behersker sin 
krop bedre end de fleste seende, men 
(med hans egne ord) bevæger sig som 
et dyr, hvis ikke han orker at tilpasse 
sig de normative bevægelsesregler. Et 
brud på den ”seende normativitet” som 
vil bringe mange seende ud af deres 
komfortzone. Når hverdagskoreografien 
pludselig ikke er hverdagslig på samme 
måde, som den plejer, hvad skal man så 
stille op med den?

Også José Saramagos rystende roman 
”En fortælling om blindhed” spøger i 
mit baghoved. For som seende, kan jeg 
ikke lade være med selv at føle, at der er 
noget foruroligende ved blindhed. Ikke 
på grund af dét, den blinde ikke kan se, 
men derimod et udløb af min oplevelse 
af, at den blinde ser noget, jeg som 
seende ikke ser. Bevidstheden om, at 
der findes en verden i min verden, som 
jeg ikke kan favne med åbne øjne, er 
muligvis skræmmende, men ikke desto 
mindre minder den os også om, at vi 
som mennesker og samfund ikke skal 
forskanse os bag forstokkede kulturelle 
opfattelser af, hvad det vil sige at be-
tragte og forstå verden. Det bliver den 
kun mindre og fattigere af. 

At udforske det indre rum
I sit professionelle virke som danser, 
støder Sindri Runudde også ind i for-
domme omkring dét at være blind. For-
domme, han selv mener, hænger sam-
men med en tradition, der er stærkt 
forankret i den visuelle kultur, hvor 
man ser dansen og bevægelsen som en 
overflade. Dybden og ”bevægelsen bag 
bevægelsen” bliver således sjældent 
hevet op til overfladen. Og det er dette 

dilemma mellem det ”overfladiske” el-
ler synlige og det ”dybere” eller usynli-
ge, der bliver så interessant og relevant 
– og ironisk nok, ikke mindst synligt, 
når man taler med ham. 

Han oplever dans som en fuldstændig 
fysisk udtryksform. Det er hans udtryks-
form. At bevæge kroppen, at danse; det 
er hans hjem og hans base. Og det er 
for ham et fuldstændigt naturligt sted 
at opholde sig. At han ved både at være 
blind og danser udfordrer samfundets 
syn på begge dele, eksemplificerer han 
meget præcist ved at fortælle om en 
danseunderviser, der engang efter en 
improvisations session forundret sagde 
til ham: ”You are not bumping into 
anyone”, hermed fremførende den im-
plicitte pointe, at han som blind burde 
være den, der ramlede mest ind i de 
andre. Men netop i dans, hvor kroppe 
og rumlighed er i centrum, giver det 
manglende syn egentlig ved nærmere 
eftertanke en logisk forklaring på Sindri 
Runuddes navigationsevner. Han er vant 
til at bevæge sig uden syn, en vane der 
sammen med hans mange års erfaring 
som danser udmønter sig i en udsøgt 
grad af kropsbevidsthed. Så den tak-
tile erfaring af rummet omkring ham og 
menneskene i det er en så forfinet og 
samtidig dagligdags teknik, at de færre-
ste seende nok kan hamle op med den. 

At udforske det indre rum, der opstår i 
ham, når han danser, er om muligt ble-
vet endnu mere relevant, efter at han 
har mistet synet. Samtidig er det at ar-
bejde med dansen i et studie, hvor det 
udelukkende handler om krop og rum, 
og hvor det er muligt, helt uforstyrret 
at gå ind i bevægelserne og opdage det 
landskab, der åbenbarer sig for ham i 
hans indre, er en stærk motiverende 
drivkraft for ham. For i hans nøgterne 
betragtning er det netop dette indre, 
som danseren selv opdager og udforsker 
gennem dansen, den helt fysiske ople-
velse af dansen, der også gerne skal 
formidles på scenen, hvis dansen skal 
blive vedkommende for et publikum. En 
udmelding, der giver stof til eftertanke. 
For i al sin simplicitet, stiller den et 
spørgsmålstegn ved relationen mellem 
tilblivelsen og opførelsen af dans, der 
altid er værd at medtage i en kunstne-
risk proces. 

-------------------------------------------------------
FAKTA:
Sindri Runudde
Studerede på DOCH i Stokholm
Aktuel i en forestilling af Skånes Dansteater: 
M&M&M, der spiller fra 12. april – 3. maj i 	
Malmö ( www.skanesdansteater.se ), samt i 
Dansehallerne i København den 9.-10. maj 
( www.dansehallerne.dk )
Tidligere medvirket i Fibonacci på 
teater Republiqe
-------------------------------------------------------

Det er netop dette 
indre, som danse-
ren selv opdager og 
udforsker gennem 
dansen, den helt 
fysiske oplevelse af 
dansen, der også 
gerne skal formid-
les på scenen, hvis 
dansen skal blive 
vedkommende for 
et publikum.
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”I er ventet,” siger en høj, slank kvinde 
i hvid corsage og rækker en bakke med 
små grønne shots frem mod os. Terp-
sichores to udsendte har ledt godt og 
grundigt i garderobeskabet og været 
dybt nede i beautyboksen og står nu 
som to karakterer fra musicalen Cabaret 
og tager imod de styrkende genstande. 
Vi er dog ikke på vej ind i Cabarets le-
gendariske Kit Kat Klub, men står foran 
Søpavillonen, hvor der er burlesque fest 
under temaet Dark City – Dreamy Dysto-
pia. Vi bunder – og går indenfor. 

Insekter og forstørrelsesglas
Inde i den marengshvide træbygning 
vrimler det med mærkværdige persona-
ger: Kæmpe-insekter, kentaurer, djævle 
og mange andre syrede gestalter. Det 
er som at være til troldeballet i Et Fol-
kesagn i Nikolaj Hübbe og Sorella Eng-
lunds version fra 2011 – den med Mia 
Stensgaards enestående scenografi og 
kostumer. Et bal, hvor det myldrer frem 
med mystiske eksistenser, som man i 
August Bournonvilles samtid kaldte for 
de underjordiske, men som vi i dag ken-
der som underbevidste forestillinger. 
Dertil kommer victorianske dandyer, 
pinup-piger med frodighed til både 
gården og gaden, Jules Vern’ske vi-
denskabsmænd, science fiction-krigere, 
jokere, flypionerer, drags, illusionister, 
saloon-søstre og mange andre under-
lige og forunderlige sjæle. 

Strømpebånd bliver til skærf
Oppe på første sal poserer et ménage à 
trois, og vi inviteres til at sætte os med 
tegnegrej og skitsere de tre letpåklædte 

-------------------------------------------------------------------------------------------------------------------
FAKTA:
Burlesque ifølge Wikipedia:
”Burlesque er oprindelig betegnelsen for en ”grovkornet” komedie som karikerer og imiterer litteratur 
og musik på en seksuel afslørende vis.
Da Burlesque kom frem tilbage i 1860’erne var burlesqueshows en kombination af satire, performance 
art og voksenunderholdning. Siden er genren blevet synonym med betydningen ”overdrevent komisk”, 
”løssluppen” eller ”fantastisk”. Ordet burlesque betyder egentlig ”op og ned” og genren handler 
ofte om at vende sociale normer på hovedet. Betydningen kan ligeledes hentes fra det italienske ord 
”burla” som betyder spøg.
Burlesque slog først rigtigt igennem i 1900-tallet med navne som Josephine Baker, Mae West og 
Marlene Dietrich. I dag er burlesque betegnelsen for en seksuel niche i revygrenren, som er mere ud-
fordrende end traditionelle vaudeville og varietéshows. I dag er den mest kendte burlesque performer 
Dita von Teese som blandt andet er blevet kendt for at danse i et kæmpe stort martiniglas. Burlesque 
forveksles ofte med striptease, men til forskel handler burlesque ikke om selve afklædningen, og 
performeren er tildækket på underliv og brystvorter. I sin moderne form er burlesque en kombination 
af showdance, striptease, stripfitness, performance art/teater eller bare Burlesque Dance og er ofte 
betegnet som ”Neo burlesque” (nyburlesk).”

-------------------------------------------------------------------------------------------------------------------

Djævelskab, dandyer 
og dekadente damer

af Torben Kastrup (cand.mag.; journalist)

Terpsichore dresser up, 
tager kraftig sminke på, 
og træder ind i det bur-
lesque (burleske) univers, 
hvor kroppen iscenesættes 
i et grotesk og fantastisk 
univers.

Foto: Pao-Lung Tsai Foto: Pao-Lung Tsai
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modeller. Vi springer over, men over-
raskende mange griber muligheden for 
en omgang pikant croquis tegning, og 
mange talentfulde linjer kradses ned 
på tegneblokkene i det sovekammer-
dunkle rum. 
I de tilstødende lokaler er der små sce-
ner, hvor mænd musicerer, og kvinder 
danser. De fleste af damerne smider 
gavmildt tøjet, men hvis man tror, at 
burlesque rimer på nøgne bryster og 
baller, så tror man fejl. Brystvorter og 
underliv er altid dækket i den burlesque 
striptease. Og det er sjældent kvinder 
med Barbie Girl-krop, der viser former-
ne frem; det er frodige fruer, som har 
noget at stille til skue. I mit ansigt lan-

der et rødt strømpebånd, som dog ikke 
passer til mit lår, det sidder langt bedre 
som et skærf om livet på mig. 

Ballonknald og englelys 
En danserinde klædt i sorte balloner, 
så hun ligner en drueklase, kravler 
med megen besvær – og humor – op i 
en pole. Balloner er jo ikke den mest 
hensigtsmæssige påklædning, når nu 
dansegulvet er en vertikal stang, derfor 
hopper hun også snart ned igen og ræk-
ker mig en håndfuld tandstikker. Jeg 
deler stikkerne med mine sidemænd, 
og vi begynder at prikke hul på hen-
des kostume. Måske kan man sige, at vi 
knalder hende? I al fald står hun tilbage 

uden en eneste ballon, men i et yndigt 
blondekostume, og så glider dansen 
langt mere smidigt på stangen.

En anden pige danser med to hulahop-
ringe, som roterer om hendes runde 
krop, mens hun smilende svinger lå-
rene. Og udenfor i den lune sommernat 
leger en pige med ilden. Hun svinger 
flammende skåle og kæder i luften, så 
der i mørket trækkes lange cirkler af ild 
rundt om hende. Det er ild-poi. Eller er 
det mon lysende engelvinger? 

Totalteater 
Som gæster ved Dark City – Dreamy 
Dystopia kigger vi ikke bare på de op-
trædende, men er i kraft af vores egen 
udklædning en del af aftenens show. Vi 
deltager selv i den store performance, 
hvor vi påtager os en rolle, som vi gerne 
vil spille for en enkelt aften. Måske er 
det en fortrængt eller underbevidst ka-
rakter, vi vælger. Jeg tror bestemt, at 
valget af udklædning siger meget om, 
hvem vi er – eller hvem vi også er. En 
psykoanalytiker ville sikkert kunne ana-
lysere og diagnosticere sig frem til en 
hel del sandheder om os ved at studere 
vores maskeringer. Som den kontrolfre-
ak jeg sædvanligvis er, giver det vel me-
ning, at jeg vælger at være en skødes-
løs, dagdriveragtig og lettere forsumpet 
Cabaret-karakter? 

Når jeg tager til burlesque fest igen, 
skal jeg bestemt længere ind i det ube-
vidste og uudforskede. Helt ind i sin-
det. Måske gemmer der sig en tudegrim 
trold derinde, en tandløs kælling eller 
en klam kakerlak. Hvem ved, hvad der 
skjuler sig inde i mørket? Men i det bur-
leske univers har man mulighed for at 
undersøge sagen. Og så kan man feste 
hele natten på en spændende og an-
derledes måde – og ikke mindst meget 
æstetisk måde.

-------------------------------------------------------
FAKTA: 
Dark City – Dreamy Dystopia
Søpavillonen, København, 17. august. 
Arrangementets dresscode: Cirque de Soleil, Trapè-
ze princess, Pantomime, Venice Carnival, Victorian 
Wedding, Circus Side Show, Apocalyptic Illusions, 
Decadent Delusions, Immortal Imitations, Dreams 
and Wonders, Decadent Drag, Surrealism, Steam 
Punk, Modern primitive, Berlin Cabaret.

LÆS mere:
www.copenhagenburlesque.dk
-------------------------------------------------------

Foto: Pao-Lung Tsai
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 FORGET ME NOT 
 COMPAGNIE PHILIPPE GENTY 
 23. MAJ 

 ALICE IN WONDERLAND
 DRESDNER BALLETTEN 
 23. OKTOBER 

 ET FOLKESAGN 
 DEN KONGELIGE BALLET
 29. - 30. DECEMBER

 SELENE MUNOZ 
 OG DEN NORDISKE KVARTET
 27. FEBRUAR
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Det er lige her, i skæringspunktet mel-
lem krop og virkelighed, danseforestil-
lingen KASPAR tager sit afsæt: I ud-
forskningen af det nulstillede individ og 
i grænselandet mellem ny cirkus, teater 
og dans.

Terpsichore har mødt den svenske dan-
ser og jonglør Samuel Gustavsson til 
en samtale om arbejdsprocessen i det 
internationalt sammensatte ensemble 
bag KASPAR, som blandt andet omfatter 
den franske scenograf Miguel Pelleterat 
og den ungarske koreograf Imre Vass. 
Med sig på scenen har Samuel Gustavs-
son den japanskfødte danser Tomomi 
Yamauchi og danske Troels Hagen Find-
sen, som er trænet som klovn og fysisk 
performer.
 
Forestillingen er inspireret af histo-
rien om Kaspar Hauser, en outsider i 
det borgerlige samfund, der frygtede 
det ukendte og anderledes. Som barn 
og ung sad han indespærret i 16 år 
og var afskåret fra den sociale verden, 

indtil han atter vendte tilbage til civi-
lisationen. Det er denne menneskelige 
isolation og fremmedhed der, sammen 
med sprogets magt til at styre vores op-
fattelse af os selv og andre, er på spil 
og undersøges i KASPAR. Det er mødet 
mellem mennesket og civilisationen, 
der er den røde tråd.

Devising
– Teknikken, vi bruger, hedder devising. 
Den går ud på, at vi skaber forestillin-
gen sammen i prøverne, gennem im-
provisation. Det er altså ukendt, hvad 
der kommer ud af det; vi kender ikke 
resultatet på forhånd, fortæller Samuel 
Gustavsson og tilføjer: 

– I vores verden er der mange der be-
nytter sig af improvisation, men det be-
tyder jo ikke nødvendigvis, at de arbej-
der med en flad struktur, eftersom der 
samtidig godt kan være en instruktør, 
der lægger linjen. Devising går skrid-
tet videre og kan ses som en form for 
demokratisering af skabelsesprocessen, 

hvor performeren også er en del af det 
kreative team. 

– Jeg har bevidst taget udgangspunkt i 
at skabe en flad, ikke-hierarkisk struk-
tur, for på den måde at finde frem til, 
hvilke funktioner der var brug for, og 
som processen ville have godt af. En an-
den grund til at gribe det an på denne 
måde er, at jeg ikke arbejder med skue-
spillere, så for at de medvirkende skal 
få et autentisk forhold til materialet, er 
det vigtigt, at de opnår et ejerskab til 
det.

Vil det sige at alle – både dem på og 
udenfor scenen – har lige meget at skul-
le have sagt?

– Officielt ja, for scenografen sidder fx 
med ved træningen og kommer med for-
slag til fysiske improvisationer, ligesom 
lysmanden kommer med input til de for-
skellige dramaturgiske greb. Ved uenig-
hed er der en form for konsensus, hvor 
vi diskuterer os frem til, hvilken vej vi 

af Eline Mørch Jensen (cand.mag. i Nordisk lit-
teratur og Master i børnelitteratur)

Portræt af danseren Samuel 
Gustavsson (Rapid Eye) i 
anledning af forestillingen 
KASPAR. Det uciviliserede 
menneske fanget mellem 
sprog og virkelighed. Hvad 
er der tilbage, når alle lag 
skrælles af, og man når ind 
til kernen af det isolerede 
og – af civilisationen – upå-
virkede individ? Og hvordan 
giver man dette et scenisk 
udtryk? 

Det	 nulstillede
	 menneske

Foto: Maria Laub 

Foto: Lene Riggelsen
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ration fra Kaspar Hausers historie med 
sin almindelige interesse for at være i 
verden og forstå mennesker. Frem til 
arbejdet med forestillingen KASPAR har 
han været meget optaget af non-ver-
bal kommunikation, nærmere bestemt 
hvordan individer overfører informatio-
ner hinanden imellem, samt af systemer 
og matematiske spørgsmål. 

– Ligesom jonglering forholder sig til 
blandt andet tyngdeloven, er jeg opta-
get af at forholde mig konkret til bevæ-
gelse og historier. Jeg har jo en bag-
grund som jonglør, men arbejder med at 
videreudvikle området og gå nye veje, 
forklarer Samuel Gustavsson og uddy-
ber:

– Der er dem, der prøver at perfektio-
nere ny cirkus-genren, som efterhånden 
er blevet så bred, at den spænder lige 
fra kontakt-improvisation til Shake-
speare. For mig er og bliver håndværket 
det vigtigste, og dét at man arbejder 
med en eller form for risiko for at fejle. 
I KASPAR er risikomomentet kogt ned 

til en kunstnerisk risiko, hvor jeg laver 
noget, jeg ikke har lavet før og ikke ved 
hvordan ender, og også selve det fak-
tum at jeg arbejder med folk, jeg ikke 
har arbejdet med før. 

– Når jeg begynder på en forestilling 
som KASPAR, udgår jeg ikke fra en be-
stemt genre, men ser hvad der sker. 
Selvfølgelig har jeg en baggrund i ny-
cirkus og en kærlighed til genren, men 
frem for alt prøver jeg på at finde det 
rette greb – præcis på samme måde som 
når jongløren udfører sit håndværk. Jeg 
vil gerne tage det videre og overføre 
dette håndværk til skabelsen og udfø-
relsen af en forestilling.  

vil. Helt grundlæggende er der en tillid 
til, at hver enkelt er så kompetent på 
sit område, at vi langt hen ad vejen er 
villige til at gå med på hinandens idéer.  

Er denne teknik frisættende eller snarere 
frustrerende?

– Begge dele! Det plejer at gå fra den 
ene yderlighed til den anden, og sådan 
ser det også ud til at være i KASPAR, 
som vi har haft daglige prøver på siden 
den 6. januar, fortæller Samuel Gu-
stavsson.

Nulstiller sig selv på scenen
Han forklarer, at ensemblet har forsøgt 
at gå kronologisk til værks, sådan at de 
i træningen følger Kaspar Hausers liv fra 
hans indespærring og isolation til hans 
møde med omverdenen og erhvervelsen 
af et talesprog; en kronologi man dog 
ikke på nogen måde føler sig forpligtet 
af i selve forestillingen. Om den kon-
krete arbejdsproces med at nulstille sig 
selv på scenen, siger han videre:

– I første del af prøvetiden har vi ar-
bejdet med at skære det visuelle sanse-
apparat fra. Den første uge har vi der-
for trænet i stilhed og absolut mørke. 
På denne måde har vi opnået at få en 
fælles baggrund og en helt anden for-
ståelse for eller indlevelse i materialet, 
end den man oplever, når man navigerer 
rundt i en verden, hvor man kan se… 

– I mørke bliver man opmærksom på, 
hvordan man forholder sig til både rum 
og kroppe – og vi har baldret en del ind 
i hinanden og også væggene! Når man 
skærer det visuelle fra, bliver den indre 
verden mere højlydt, tydelig, hvilket 
gør, at man bliver i stand til at udfor-
ske det indre på en dybere eller i hvert 
fald anderledes måde, mener Samuel 
Gustavsson.

Han tilføjer, at kommunikationen og 
interaktionen mellem de medvirkende 
forandrede sig mærkbart, da lyset i træ-
nings-studiet blev tændt, og at det på 
én og samme tid var både skræmmende 
og en lettelse:

– At komme fra det sorte ingenting, fra 
Kaspars afsavn fra al menneskelig kon-
takt, til øjeblikket hvor han kommer ud 
i verden og møder andre mennesker! 
Selvom vi træner i et stort rum, var det 
meget ubekvemt fos os at bevæge sig 
rundt i mørke, så mens lyset var slukket 
kravlede vi meget, lå ned eller bevæge-
de os tæt på gulv og vægge, så vi ikke 
faldt så langt, når vi faldt – og ikke følte 
os helt så udsatte.

At være i verden
Er der en pointe i at holde sig til en scene 
og det traditionelle teaterrum, i og med 
at Kaspar Hauser netop sad indespærret 
i et lille rum på 2 x 3 meter? 

– Dels det her med at Kaspar var spær-
ret inde i et rum i 16 år, ja. Men det 
er også vigtigt, fordi folk – det vil sige 
publikum – har en særlig indstilling og 
lydhørhed med sig, når de kommer ind 
i et teaterrum. Denne indstilling kan vi 
bruge til at spille op imod – på samme 
måde som sproget er den 4. medspiller. 
Samuel Gustavsson forklarer sin inspi-

-------------------------------------------------------
FAKTA:
KASPAR. Det uciviliserede menneske fanget 
mellem sprog og virkelighed 

Spiller i Lille Carl i Dansehallerne fra 19. marts 
til 4. april 2014.

LÆS mere om Rapid Eye og Samuel Gustavsson 
på www.rapideye.dk 

Bag KASPER:
På scenen: Tomomi Yamauchi, Samuel Gustavs-
son og Troels Hagen Findsen
Tekst: Thomas Lihn
Koreograf: Imre Vass
Idé og Koncept: Miguel Pelleterat og Samuel 
Gustavsson
Scenografi og kostumedesign: Miguel Pelleterat
Lys: Tobias Stål
Varighed: 60min.
Forestillingen spilles på engelsk
-------------------------------------------------------

Fotos: Lene Riggelsen
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Jeg er danser, jeg er menneske

Menneskelivet som danser.
af Tine Østergaard (danser)

Jeg er et menneske, der gennem dansen bevidstgør mig om mig selv. 
Dansen formidler en selvforståelse og en selverkendelse. Både forstå-
elsen og erkendelsen kan dog ske på flere forskellige planer. På det 
bevidste plan, hvor jeg oplever det, som om noget “falder på plads” i 
mit liv. På et ubevidst plan, hvor jeg stoler så meget på min krop, at 
jeg er klar over, at jeg er vokset i min bevidsthed. Det hænger specielt 
sammen med vores træning, hvor vi hele tiden finjusterer vores opfat-
telse af krop og sind. Jeg har gennem mit studie som danser oplevet en 
større selvforståelse, og jeg har lært min krop og dens signaler bedre 
at kende. Ligesom en musiker der stemmer sit instrument, er vi også i 
en konstant dialog med vores instrument, kroppen. 

Min krop er mit ansigt udadtil. Jeg viser med min krop, i hvilken sinds-
tilstand jeg befinder mig i. Jeg kan også vælge at skjule mig i min 
krop. Kroppen er et hylster, jeg kan transformere til og transmittere 
fra. Jeg udsender en følelse, en bevægelse, der skaber et udtryk. Det 
udtryk kan komme fra mit indtryk af mine omgivelser, min sindstil-
stand, min hverdag. 

Mit udtryk skaber indtryk.
Mine indtryk skaber udtryk.  

Nogle gange er jeg bevidst om min sindstilstand, andre gange lærer 
min krop mig, hvordan jeg har det. Jeg oplever måske at være blokeret 
rent fysisk i nogle “connections”, sammenhænge i mit bevægelsesap-
parat. Det kan også være, at en berøring sætter nogle følelser i gang 
og selvfølgelig omvendt. 

Vi arbejder på et dybt mentalt og fysisk, kropsligt plan, når vi udfører 
bodywork. Bodywork er en betegnelse for et arbejde med kroppen, der 
som regel indbefatter en såkaldt passiv modtager og en mere aktiv per-
son, der arbejder med den passives krop. Det er som udgangspunkt en 
dybdegående, rolig og nænsom måde at bearbejde og gennemarbejde 
kroppen på. Når jeg giver mig hen i arbejdet, giver det mig en utrolig 
følelse af at være hel. Det er en måde for mig at komme utrolig tæt på 
mig selv. Jeg har nærmest en følelse af at overgive mig til mig selv. 
Altså at give mig selv lov til at forstå MIG på mange planer. Bevidst, 
ubevidst og alt derimellem. 

Denne overgivelse oplever jeg også gennem improvisationen. Her fin-
der jeg friheden til at investigere nogle aspekter af min personlighed, 
svagheder og styrker. Til tider formår jeg at skabe en symbiotisk følelse 
af samhørighed mellem tanke, idé, følelse og bevægelse. Igen en op-
levelse af en helhed.

Dansen som kunstform er en utrolig vigtig kilde til forståelsen af krop-
pen som én. Én krop – flere bevidstheder. Jeg oplever, at jeg gennem 
min dans formidler mine egenskaber, min kapacitet. Jeg oplever, at jeg 
rykker tættere på – om ikke en forståelse – så en bevidsthed om mit 
potentiale. Mit potentiale som menneske. Et menneske der lever og tør 
udleve sit potentiale. Ikke det potentiale andre forventer af mig, men 
en bevidsthed om at jeg er livet værd, at jeg selv er nøglen til min 
lykke og min sundhed.

-------------------------------------------------------
FAKTA:
Teksten her er inspireret af bogen Livet er Mit, 
en bog om DIMENSIONAL BEVIDSTHED af Ann-
Jeanett Foldager Bøndergaard. 
LÆS mere om bogen på webmagasinet Dans 
ONline, www.terpsichore.dk (søg: Livet er Mit) 
------------------------------------------------------
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Det var en meget ung balletmester, der satte sig i den varme stol, efter at Hen-
ning Kronstam havde sagt stop. Den 1. august 1985 tiltrådte den 32-årige Frank 
Andersen som balletmester ved Den Kongelige Ballet. I første omgang sad Frank 
Andersen på posten til den 30. juni 1994. Efter en periode på 8 år, hvor han 
blandt andet var balletmester ved Den Kongelige Svenske Ballet i Stockholm fra 
1995 til 1999, vendte han tilbage til Det Kongelige Teater, hvor han atter var 
balletmester fra 2002 til 2008. I to perioder har han slidt for balletten. Givet sig 
selv 100 procent, skabt mindeværdige højdepunkter og et særdeles veltrimmet 
kompagni.
August Bournonville var med sine 25 år yngre, da han blev udnævnt til balletme-
ster, mens Hans Beck var 33 år, da han fik posten. Harald Lander og Flemming 
Flindt var også meget unge, da de blev ledere, og alle havde de samtidig en karri-
ere som solodanser at passe. For Frank Andersen var balletmesterstillingen noget, 
han brændte for, og selvom karrieren som solodanser stod i fuldt flor, var han 

Tag med tidligere 
balletmester 
Frank Andersen 
på en lang og udfordrende rejse gennem tiden, 
dansen og omskiftelige tider i perioden 1985 
til 2008. 

af Ole Nørlyng (dansehistoriker m.m.)

En rejse gennem forhindringer, ambitioner 
og visioner for dansen baseret på tradition 
i form af Den Kongelige Ballets Bournonville 
arv og fornyelse i form af nye koreografiske 
kræfter hentet fra både udlandet og det 
hjemlige danselandskab, samt etablering af 
Bournonville Festivalerne i 1979, 1992 og 
2005.

Frank Andersen
Født 1953. Hans mor var også danser. Frank Andersen kom 
på balletskolen, hvor han gennemgik den undervisning, der 
er baggrunden for Den Kongelige Ballets verdensberømmelse. 
Han stod som barn på broen i 3. akt af ”Napoli” og jublende 
over de voksnes kaskader af danse. Bournonville lærte han 
af Hans Brenaa og Kirsten Ralov, og derudover havde han 
Fredbjørn Bjørnsson i mime. Baggrunden kunne ikke være 
rigtigere og bedre. Efter aspirantårene blev han medlem af 
kompagniet i 1971. Allerede som helt ung danser drog han 
ud i verden for at dygtiggøre sig. Opsøgte Stanley Williams i 
New York for at bygge videre på, hvad han havde lært hos Vera 
Volkova i København. Trænede hos Nora Kiss i Paris, og for 
alsidighedens skyld drog han også til det daværende Lening-
rad og arbejdede med legendariske navne som Dudinskaya og 
Sergeuev. 

I midten af 1970”erne var hans tekniske formåen så udvik-
let, at der for alvor blev lagt mærke til fx hans iøjnefaldende 
og sprudlende nar i ”Svanesøen”, og i 1977 kom titlen som 
solodanser. Han har danset utallige steder i verden, og ikke 
bare med Den Kongelige Ballet eller Bournonville gruppen. 
Som solist har der været bud efter ham hos John Neumeier 
i Hamburg, med hvem han er nært knyttet. Og netop i John 
Neumeiers balletter har han oplevet nogle af sine største 
kunstneriske sejre som henholdsvis den vidunderlig charme-
rende og drilske Puk i ”En Skærsommernatsdrøm” og som den 
frække Mercutio i ”Romeo og Julie”, der til det sidste kæmper 
for at skjule, at han er dødeligt såret efter en træfning med 
den farlige Tybalt.

Han har danset et stort repertoire. Som kunstner er han ikke 
den melankolske eller drømmende type. Balletrepertoirets 
mange noble, men vege prinser var ikke hans gebet, dertil 
er han for handlekraftig, ligesom det sprudlende humør må 
sætte sig igennem. Derfor var det også som Frants i ”Cop-
pelia”, at Frank Andersen vandt succes. Ligesom han tidligt 
leverede en både sjov og sød førstekadet i ”Graduation Ball”. 
I det russiske repertoire var han især en overbevisende Basil 
i ”Don Quixote”. Den rene dans under skæg og ballade har 
dog også haft en fremragende fortolker i Frank Andersen. Han 
havde adskillige Balanchine roller på repertoiret, og han var 
en elegant og sikker soloherre i ”Etude”. 
En spiller som Frank Andersen har naturligvis appelleret til 
mange koreografer. Således har såvel Hans van Manen, Mur-
ray Louis og Lar Lubovitch alle skabt partier til ham, lige som 
han har inspireret Alvin Ailey og Birgit Cullberg med flere. 
Alt dette var en vigtig del af bagagen; men mere end noget 
andet var og er Frank Andersen Bournonvilles mand. Netop 
demi character typen klædte ham fra starten, og det bragte 
ham tidligt ind i Bournonville repertoiret. Internationalt kom 
han som Bournonville danser for alvor i fokus, da han i 1975 
debuterede på Jacobs Pillow med pas de deux’en fra ”Blom-
sterfesten i Genzano”. Han har danset i alle Bournonvilles 
berømte balletter: ”Sylfiden”, ”Napoli”, ”Konservatoriet”, ”Et 
Folkesagn”, ”La Ventana”, ”Fjernt fra Danmark”, ”Livjægerne 

på Amager”, pas de deux’en fra ”Blomsterfesten i Genzano”, 
”Wilhelm Tell” divertissement og ”Jockeydansen”. Særlig be-
rømmet blev han for første herresolo i pas de six’en af 3. akt 
i ”Napoli”, rollen som Geert i ”Kermessen i Brügge” og herren 
såvel i pas de deux’en fra ”Blomsterfesten i Genzano” som 
i ”Wilhelm Tell”, ligesom han var en fremragende kineser i 
”Fjernt fra Danmark” etc.

Nævnes skal det også, at han tidligt begyndte at sætte i scene. 
Således var det daværende balletmester Henning Kronstam, 
der satte den helt unge Frank Andersen til at stå for genind-
studeringen af Flemming Flindts vellykkede udgave af ”Nød-
deknækkeren”, ligesom Frank Andersen, inden han selv blev 
balletmester, fx satte ”Sange uden ord” af Hans van Manen 
og Nils Christies’ 
”Sinfonie in three 
Movements” i 
scene på Det 
Kongelige Teater. 
Også som lærer 
ved balletskolen 
havde Frank An-
dersen erfaringer, 
inden han blev 
udnævnt til bal-
letmester.   

-------------------------------------------------------
FAKTA:
Ole Nørlyng har skrevet og redigeret denne 
artikel om Frank Andersens to perioder som 
balletmester ved Den Kgl. Ballet 1985-1994 og 
igen fra 2002-2008 på baggrund af en række 
artikler til en ny bog med arbejdstitlen ”August 
Bournonville, en Dansk Koreograf i Kina”, som 
Frank Andersen er blevet inviteret til at udgive 
i anledning af Beijing Dance Academy’s 60 års 
jubilæum, hvor han i 2012 blev udnævnt til 
professor. Bogen udgives i anerkendelse af, at 
Bournonville-stilen er den bedst bevarede stil 
fra det 19. århundrede, samt at Eva Kloborg og 
Frank Andersen har arbejdet i Kina i mere end 
18 år med Bournonville-opsætninger for de 
største kompagnier.
-------------------------------------------------------

Foto: Henrik Stenberg

Dansekarrieren
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villig til at sætte den noget på stand by, 
hvis det skulle blive nødvendigt. 
Som initiativtager og organisator havde 
den energiske, unge mand med Bour-
nonville gruppen Soloists of The Royal 
Danish Ballet siden 1976 hentet både 
mange erfaringer og et utal af nyttige 
kontakter. Netop lige inden Frank An-
dersen blev balletmester, havde han 
som leder af The Bournonville Summer 
Academy – første gang afholdt i Mid-
land, Michigan, USA, senere i Køben-
havn, i Biarritz i Frankrig og i Tokyo – 
sat endnu et nyt initiativ i søen. Ingen 
tvivl om Frank Andersens iderigdom og 
virkelyst. 
Arbejdsiveren rakte fra starten langt 
ud over egne dansepræstationer. Der 
havde altid været fart over Frank An-
dersen, og han har fra de tidligste år 
haft en sjælden evne til at samle og be-
gejstre såvel ganske unge danseelever 
som garvede pædagoger og professorer. 
Forventningerne og ambitionerne er 
næsten grænseløse. Viljen til at nå sine 
mål er uomgængelig, og dertil kommer 
et utroligt humør, en favnende venlig-
hed og en arbejdsvilje langt ud over det 
almindelige. Med balletmesterposten i 
baglommen syntes mulighederne uen-
delige. Nu skulle balletten stråle.

Balletmesterrollen
I rollen som ny balletmester var der me-
get at tage fat på, og let har det ikke al-
tid været. Stormvejr har Frank Andersen 
ikke været forskånet for. På grund af 
ombygning af Gamle Scene havde Den 

Kongelige Ballet i to sæsoner danset i 
Tivolis Koncertsal – en sal, der med sin 
begrænsede dybde og højde næppe kan 
siges at være en ideel balletscene. Og 
den teateratmosfære, der er tale om på 
Kongens Nytorv, findes ikke på samme 
måde i Tivoli. Repertoiret havde trods 
lyspunkter heller ikke været det mest 
spændende. Nu skulle balletten efter 
endt ombygning tilbage i sit gamle hus. 
Nu skulle det være en udfordring at gå 
på scenen. Nu skulle der stræbes efter 
det allerbedste. Frank Andersen ville 
gerne lave spændende dans, men ikke 
provokere. Og hvad havde han så til 
publikum?
Korpset var imidlertid begyndt at se 
lidt gammelt ud, og med et moderne 
repertoire – fx George Balanchine og 
William Forsythe – var en pensionsalder 
på 48 år for høj. Den blev forhandlet 
ned (40 år; red.), så Den Kongelige Bal-
let kunne leve op til moderne krav og 
stå sig i international konkurrence. En 
sådan situation er ikke nødvendigvis 
let, og nogle fyringer på teatret i Frank 
Andersens første balletmestersæson fik 
skyerne til at trække sig sammen. Men 
Frank Andersen lod sig ikke skræmme, 
og på længere sigt viste det sig, at 
Frank Andersen også havde retten på 
sin side. Han har altid været øm om 
Den Kongelige Ballets internationale 
omdømme – og kun med base i en høj 
dansemæssig standard kunne han med 
ro i sindet planlægge de store interna-
tionale Bournonville festivaler.  

John Neumeier balletter
Åbningsforestillingen på Gamle Scene 
var en helt ny ballet af John Neumeier 
skabt specielt til Den Kongelige Bal-
let. Neumeier, der i samme år skabte 
helaftensballetter over Shakespeares 
”Othello” og ”Som man behager”, 
havde til denne premiere valgt dra-
maet om Hamlet, men foruden Shake-
speare havde han også hentet stof fra 
de danske og franske middelalderkilder. 
Hamlet har altid vist sig at være et van-
skeligt emne at forløse i dans, og Neu-
meiers version blev ingen undtagelse, 
men som altid var der også tale om et 
uhyre interessant værk med adskillige 
fremragende og meget stærke scener.
For at imødegå det faktum, at publi-
kum må kende forhistorien for at for-
stå, hvad det er, de ser, valgte John 
Neumeier at gå tilbage i historien og 
fortælle også det, der er gået forud for 
den handling, Shakespeare præsente-
rer os for. Dette medførte, at balletten 
blev meget lang og ganske kompliceret. 
Noget der ikke blev gjort lettere af, at 
John Neumeier selvfølgelig også havde 
sit helt eget syn på dramaet. Musik-
valget, der var faldet på den engelske 
komponist Michael Tippett, var heller 
ikke med til at smidiggøre forløbet. 
”Amleth” blev imidlertid et gennem-
brud for to helt unge dansere. John 
Neumeier havde til titelrollen valgt Pe-
ter Bo Bendixen, der skabte en meget 
smuk figur, mens Mette Bødtcher var 
dybt gribende som Ofelia. Kritikken var 
yderst blandet. Enkelte var begejstrede, 
mens de fleste var betænkelige ved en 
ballet af Wagner’ske dimensioner. Selv-
om balletten ikke kan betegnes som en 
succes, betød det skabende samarbejde 
mellem John Neumeier og Den Konge-
lige Ballet, at båndede mellem John 
Neumeier og det danske kompagni blev 
stærkere. Året efter søgte både Peter 
Bo Bendixen og Mette Bødtcher orlov 
for at arbejde videre med Neumeier i 
Hamburg – og Neumeier kom igen se-
nere, idet han først genopsatte ”Ro-
meo og Julie”. I 1987 besøgte han med 
sit kompagni fra Hamburg Gamle Sce-
ne, hvor de dansede ”Kameliadamen” 
og ”Matthæuspassionen”. Som en 
særlig hilsen til Hendes Majestæt Dron-
ning Margrethe II på hendes 50 års fød-
selsdag koreograferede John Neumeier 
i 1990 balletten ”Birthday Dances” – 
en gallaaften der sluttede med, at John 
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Neumeier og Frank Andersen iført kjole 
og hvidt begge gik på scenen og dan-
sede Fred Astaire nummeret fra ”Top 
Hat” til toner af Irving Berlin. En me-
get festlig aften. I 1994 kom John Neu-
meier igen og satte ”All Our Yesterdays: 
Des Knaben Wunderhorn” og Gustav 
Mahlers ”Femte Symfoni” i scene med 
de danske dansere.

Bournonville balletter
Som leder af et af verdens ældste, klas-
siske balletkompagnier var traditionen 
fra starten noget Frank Andersen ville 
våge over. Om nogen kender og elsker 
Frank Andersen det overleverede Bour-
nonville repertoire, og det blev passet 
og plejet. Men mere var på vej! Den 
amerikanske danser Bruce Marks, der 
dengang var gift med Toni Lander, var 
på en auktion kommet i besiddelse af et 
Bournonville manuskript til den glemte 
ballet ”Abdallah” fra 1855. Bour-
nonville havde med denne oriental-
ske ”Tusind og en nats”-ballet forsøgt 
sig i Wien, men heldet havde dengang 
ikke været med ham. ”Abdallah” var 
også blevet danset i København, men 
forsvandt hurtigt ud af repertoiret. Nu 
viste det sig, at Bournonville netop 
til ”Abdallah” grundigt havde skrevet 
koreografien ned, og efter betydelige 
videnskabelige studier på Det Konge-
lige Bibliotek havde Bruce Marks takket 
være Toni Marks Lander og Flemming 
Ryberg været i stand til at producere 
”Abdallah” med scenografi af Jens-Ja-

cob Worsaae for Ballet West i Salt Lake 
City, Utah, USA.
Frank Andersen så det med det samme 
som sin opgave at hente ”Abdallah” 
hjem til Kongens Nytorv, hvor den char-
merende og eventyrlige ballet med suc-
ces kom op i november 1986. Siden har 
denne vellykkede rekonstruktion vist 
sin livskraft, idet den har været genop-
sat flere gange, og netop dens orien-
talske atmosfære og den overordentlig 
megen dans har på en fin måde udvidet 
blikket på Bournonville som en mere 
international koreograf, end tilfældet 
ellers er med de meget danske vaudevil-
leballetter.
Samtidig fejrede Den Kongelige Bal-
let ”Sylfidens” 150 års jubilæum, lige 
som man satte verdens ældste ballet, 
Vincenzo Galeottis ”Amors og Balletme-
sterens Luner” fra 1786 på repertoiret 
igen. På Bournonville fronten var næste 
store satsning et dristigt og vanskeligt 
eksperiment, der desværre ikke rigtig 
ville lykkes. I 1860’erne havde Bour-
nonville skabt to meget store nordisk 
mytologiske balletter – ”Valkyrien” og 
”Thrymskviden”. Begge var for længst 
gledet ud af repertoiret. Harald Lander 
havde i 1941 forsøgt en modernisering 
af ”Valkyrien”, hvilket ikke lykkedes. Nu 
ville balleteksperten Allan Fridericia og 
hans kone, den svenske ballerina Elsa 
Marianne von Rosen, ud fra det arki-
valske materiale genskabe ”Thrymskvi-
den”, en gigantisk beretning om kamp 
og glæde blandt de nordiske guder. Men 
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at fortælle Ragnarok-myten i Bournon-
villes harmonisøgende stil er ikke let. 
I den nye rekonstruktion forsøgte man 
sig med en forenklet handling og mere 
klart tegnede figurer og flere dansante 
episoder. Alligevel blev de store an-
strengelser ikke kronet med held. Pro-
jektet løb af stablen i maj 1990 og fik 
en blandet modtagelse. Generelt var der 
tale om en meget smuk og stiltro dans 
og mime, hvorimod kostumer og deko-
rationer langtfra overbeviste. Ved den 
Anden Internationale Bournonville Fe-
stival i 1992 var hele balletten forsvun-
det fra repertoiret, og i stedet dansede 
man uden dekoration en række afsnit 
fra ”Thrymskviden” som et stort – vel-
lykket – divertissement. 

Det moderne repertoire
Er Bournonville nok fundamentet, 
så er det ikke muligt i dag at drive et 
balletkompagni uden stor alsidighed 
i repertoiret. Frank Andersen satsede 
så sandelig også på nutiden med dens 
mange forskellige koreografiske facet-
ter – og med vekslende resultat. På øn-
skelisten stod fra starten blandt andet 
Hans van Manen, Maurice Béjart, Chri-
stopher Bruce og Nils Christie. Netop 
hjemkommet fra New York havde han 

et trumfkort med sig. Det københavn-
ske publikum havde tidligere ved flere 
gæstespil i Tivoli og Cirkusbygningen 
tiljublet Alvin Ailey og hans sorte dan-
sere. Frank Andersen var på pletten for 
at sikre sig det største navn i American 
Black Dance, og nu havde han engage-
ret Ailey til at komme og arbejde med 
Den Kongelige Ballet. 
Ailey kom til København dels for at 
sætte den kendte Duke Ellington bal-
let ”The River” op. Denne ballet, der i 
sin tid faktisk var skabt til et klassisk 
kompagni, var et oplagt valg, og ”The 
River” blev en stor succes for en væ-
sentlig gruppe ikke mindst af helt unge 
dansere, der her fik lejlighed til at prøve 
kræfter i noget, de kunne føle som nu-
tidigt! Derimod viste Ailey sig med det 
nye værk ”Caverna Magica” ikke i den 
bedste form. Ord som ”lummert show” 
og ”Kling klang farvelade” blev taget i 
anvendelse. Og dog. Danserinde Mette 
Hønningen havde i den grad betaget 
Ailey, hvorfor han til hende skabte en 
solo ”Witness”, hvor en kvinde til stær-
ke afroamerikanske spirituels udtrykker 
sin sorg og syndsbevidsthed i en delvis 
Martha Graham inspireret dans. En me-
get smuk solo.
Et andet bekendtskab, der kom til Kø-

benhavn for at skabe nyt, var Choo 
San Gohs. Hans ”Skiftende billeder” til 
Schuberts ”Forellekvintten” formåede 
heller ikke at holde sig på ballettens 
repertoire, og lettere blev det ikke for 
balletmesteren efter endnu et par min-
dre vellykkede verdenspremierer. I sæ-
sonen 1987-88 arbejdede koreografen 
Robert North med en stor ballet over 
Elvira Madigan stoffet. Ikke mindst en 
berømt svensk film havde gjort den tra-
giske 1800-tals kærlighedshistorie mel-
lem den danske cirkusprinsesse Elvira 
Madigan og den svenske officer Sixten 
Sparre populær, og Robert North havde 
mange ambitioner i forbindelse med det 
velegnede og farverige stof. Desværre 
ville han både et skæbnedrama, et psy-
kologisk forløb og en socialhistorisk 
perspektivering. Det til rådighed væ-
rende trinsprog var ikke tilstrækkeligt, 
og resultatet blev en tung og uklar for-
tælling. 
Heller ikke Constantin Patsalas umå-
delig ambitiøse og dødsfikserede ballet 
”Das Lied von der Erde” til kompositio-
nen af samme navn af Gustav Mahler 
ville lykkes, trods en fremragende ind-
sats af Den Kongelige Ballets nye lysen-
de stjerne på herresiden: Nikolaj Hüb-
be. Lar Lubovitch kom til kompagniet i 

1989 og skabte sin ”Rhapsody in Blue” 
til Gershwins jazzede stykke for klaver 
og orkester. Et effektivt finalenummer, 
der hvirvlede over scenen i bedste ”a 
chorus line” stil. Måske den mest vel-
lykkede af de mange udenlandske ver-
denspremierer, der blev præsenteret i 
Frank Andersens første balletmesterpe-
riode. Men ingen stor ballet – endsige 
stor overraskelse. 
Så var der meget mere overraskelse – 
om end ganske uventet – over endnu 
en planlagt ”verdenspremiere”. Slut-
resultatet i forbindelse med endnu en 
ny kreation blev en meget stor succes, 
men da var de oprindelige planer også 
helt kuldkastede. Frank Andersen havde 
længe haft planer om at få en rigtig 
H.C. Andersen ballet i repertoiret – en 
familieforestilling, der kunne gå hen og 
blive populær. Den schweiziske koreo-
graf Heinz Spoerli havde givet sit ja, og 
den danske trubadur og musicalkompo-
nist Sebastian havde komponeret til en 
synopsis over H.C. Andersens eventyr 
”Dyndkongens datter”. I sidste øjeblik 
sprang Spoerli imidlertid fra, og ballet-
ten kunne ikke gennemføre projektet. 
Frank Andersen var dybt skuffet, men 
den handlekraftige balletmester kla-
rede ved udenlandske venners hjælp 
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situationen. I april 1989 var der såle-
des premiere på John Crankos geniale 
helaftensballet ”Onegin” efter Pusjkins 
digt og med Tjajkovskijs musik. I stedet 
for en Andersen ballet til popmusik fik 
vi et dramatisk mesterværk, netop et 
værk der klædte Den Kongelige Ballet, 
hvis styrke er det karakterdannende, 
det dramatiske og det følelsesmættede. 
Heidi Ryom og Lis Jeppesen var begge 
vidunderlige som Tatjana, ligesom Ni-
kolaj Hübbe oplevede en stor personlig 
sejr som Onegin. En stor kunstneriske 
genvist for balletten og publikum.
På plussiden var også Frank Andersens 
blik for et dansk koreograftalent af for-
mat. Anna Lærkesen havde tidligere 
haft en meget stor karriere som solo-
danser ved Den Kongelige Ballet, hvor 
hun havde brilleret som en enestående 
adagio danserinde med en lyrisk, my-
stisk udstråling. Efter en række år, hvor 
hun var væk fra rampelyset, begyndte 
hun at koreografere, og Frank Andersen 
gav hende ikke blot muligheder, men 
gjorde hende til en slags huskoreograf. 
Til en række velvalgte klaverstykker af 
Sergej Rachmaninov havde Anna Lær-
kesen med debutballetten ”Når jeg er i 
luften” (1988) vist betydelig musikalsk 
indlevelse og koreografisk formsans. 
Ikke nok med at der var tale om et ind-
lysende musikalsk koreografisk talent, 
Anna Lærkesen besad et sikkert blik for 
den enkelte danser, og en række unge 
dansere fik en chance hos hende. 
I november 1989 var Anna Lærkesen 
tilbage med ”Manhattan Abstraction” 
til et stærkt og glitrende partitur af den 
succesrige danske komponist Poul Ru-
ders. Hendes koreografiske mesterskab 
nåede en første kulmination i 1990 
med Johan Sebastian Bach balletten 
”Partita”, hvor hun på en umådelig mu-
sikalsk måde var i stand til at berette 
om menneskelige temperamenter, flirt 
og drømme, udfordringer og knugende 
sindsstemninger. Værket var en duet 
for ham og hende fremragende danset 
af Silja Schandorff og Nikolaj Hübbe, 
alternerende med Rose Gad og Lloyd 
Riggins. Senere fulgte flere værker, 
hvor især ”Polacca” danset til musik-
stykker af Chopin hævdede sig, ligesom 
den senere er blevet danset igen.
Til de største sejre hørte også Flemming 
Flindts overbevisende historiske helaf-
tensballet ”Caroline Mathilde”, der hav-
de urpremiere i 1991, og som allerede 

er blevet omtalt. Hvad der således ikke 
rigtig ville lykkes med de internationale 
verdenspremierer, blev til gengæld ind-
friet af danske koreografer, ikke mindst 
fordi Frank Andersen også her valgte at 
satse. Netop for at udvikle eventuelle 
danske koreografitalenter arrangerede 
Frank Andersen aftener på Nye Scene, 
hvor unge uprøvede talenter kunne få 
mulighed for at udfolde sig. I Frank An-
dersens programerklæring som ballet-
mester stod netop ønsket om at udvikle 
nye danske koreografer, ligesom det 
var vigtigt for ham at skabe en frugt-

bar forbindelse mellem Den Kongelige 
Ballet og det alternative dansemiljø, 
der blandt andet med Nyt Dansk Dan-
seteater, havde vokset sig stærkt. Der 
blev indledt med mere uprætentiøse 
workshops, og i januar 1987 var man 
klar med et egentligt program. I 1989 
sluttede sæsonen med Festival Ny Dans, 
hvor der var åbne prøver, diskussioner 
og forestillinger med de frie dansegrup-
per udenfor teatrets rammer, som efter-
hånden havde fået fodfæste.
En væsentlig begivenhed i det moder-
ne repertoire var William Forsythes 
”France/Dance”, der kom på plakaten i 
sæsonen 1989-1990. Den amerikanske 

koreograf fra Frankfurt havde oprinde-
ligt skabt det collageagtige surreelle 
værk til Pariseroperaen. Lydsiden var 
lige dele Bach, skrig og hundebjæf, og 
i centrum stod en dværg, der flyttede 
rundt på den vestlige civilisations store 
bygningsværker i form af papmodeller. 
Fra Parthenon templet til det skæve 
tårn i Pisa. Midt på denne civilisatio-
nens kirkegård, hvor der også levede 
fortidsøgler, en enkelt abe og en flod-
hest, dansede medlemmer af korpset 
episoder af ren klassisk skønhed. Bevæ-
gende og provokerende.  
Med til den fortsatte internationalise-
ring af balletten hørte også det for-
hold, at allerede Flemming Flindt i sin 
balletmesterperiode havde lukket op 
for udenlandske dansere. Gradvist vok-
sede kompagniet sig større og større og 
der kom flere og flere udlændinge ind 
i kompagniet. Det skabte en frugtbar 
konkurrence, men det ændrede også 
forholdene omkring stil og tradition. 
Det fælles grundlag var ikke længere en 
selvfølge, og det kunne i visse tilfælde 
godt ses, ligesom ikke alle de nytilkom-
ne uden videre kunne få et ægte forhold 
til Bournonville – hans dansestil og 
hans fortælleglæde. 
For at stimulere tilgangen af danske 
dansere, var det også vigtigt at se på 
Det Kongelige Teaters balletskole. 
Med henblik på fornyelse og udvidelse 
udnævnte Frank Andersen i 1988 den 
tidligere danser og Bournonville eks-
pert Anne Marie Vessel til leder af sko-
len, og blandt de mange initiativer hun 
gennemførte kan fx nævnes en række 
børneballetter efter H.C. Andersens 
eventyr til den populære musik af Bent 
Fabricius Bjerre koreograferet af Lise 
la Cour. Der blev etableret en opsø-
gende ballet, ligesom børn blev invite-
ret ind til ”Store Balletskoledag” – og i 
det hele taget blev der åbnet op, hvilket 
også betød større synlighed.
H.C. Andersen var i det hele taget i væl-
ten, idet Frank Andersen barslede med 
idéen om en ballettens Oscar i form af 
en stor H.C. Andersen galla. Som tilba-
gevendende begivenhed gik det ikke, 
men Det Kongelige Teater var i maj 1988 
rammen om en fantastisk international 
balletbegivenhed, der blev tv-trans-
mitteret world wide. Ved denne H.C. 
Andersen galla gik prisen som bedste 
dansere til Sylvie Guillem og Irek Muk-
hamedov, mens Jiri Kylian modtog pri-

sen som bedste koreograf. Ved gallaen, 
der var spækket med verdensnavne og 
virtuos dans, glædede man sig særligt 
over to kinesiske dansere – Li Ying og 
Pang Jiabin – fra Beijing, der dansede 
Bournonvilles trin fra ”Blomsterfesten i 
Genzano”.
I samme periode var Den Kongelige Bal-
let på flere vigtige turnéer til Paris og 
New York, og i 1989 drog man til Hong 
Kong med et rent Bournonville program 
for at celebrere åbningen af Hong Kongs 
nye store kulturcenter. Selvom det var 
sparetider, var der mange projekter 
i vælten. Den Anden Internationale 
Bournonville Festival, der løb af stablen 
fra den 28. marts til den 4. april 1992, 
satte med de nødvendige forberedelser 
en sådan begivenhed kræver, sit præg 
på flere sæsoner. For at den følgende 
sæson (1992-1993) ikke skulle gå hen 
at blive noget af et antiklimaks, havde 
balletmester Frank Andersen endnu et 
effektivt initiativ i spil. I 1993 var det ti 
år siden, George Balanchine døde, hvil-
ket blev markeret med en lang række 
Balanchine premierer og en afrundende 
Balanchine galla. Blandt de mange 
bemærkelsesværdige begivenheder i 
den forbindelse kan det nævnes, at fx 
Suzanne Farrell for første gang satte 
balletten ”Zigane” i scene udenfor New 
York City Ballet. ”Zigane” blev i 1975 
skabt af Balanchine til Suzanne Farrell 
og Peter Martins. Ved Balanchine gal-
laen den 30. april 1993 dansede Peter 
Martins søn, Nilas Martins og balleri-
naen Darci Kistler, Balanchines ”Duo 
Concertant” til et raffineret stykke af 
Stravinskij, ligesom de dansede sam-
men med corps de ballet i Balachines 
”Finale” fra Tjajkonskijs ”Tema og Varia-
tioner”.
Mange initiativer lykkedes med bravur i 
Frank Andersens første balletmesterpe-
riode, og det er vanskeligt at fremhæve 
en begivenhed på baggrund af mange 
andre. Men det var nu noget særligt, da 
man i Frank Andersens sidste balletme-
stersæson oplevede ballettens største 
satsning nogen sinde. Rent dansemæs-
sigt stod Frank Andersen med et frem-
ragende kompagni og en hel generation 
af unge og yngre danser, der vitterlig 
kunne løfte selv de største opgaver i 
det klassiske repertoire. Rose Gad, Silja 
Schandorff, Petrusjka Broholm, Christi-
na Olsson og Henriette Muus udgjorde 
en meget stræk pigegruppe, og tilsva-

-------------------------------------------------------
FAKTA:
BOURNONVILLE FESTIVALERNE
Frank Andersen stod i sine to balletmesterpe-
rioder for to store internationale Bournonville 
Festivaler: Den Anden Internationale Bournon-
ville Festival i marts 1992 og Den Tredje Inter-
nationale Bournonville Festival i juni 2005.
Hvor Den Første Internationale Bournonville 
Festival i 1979 – ved at danse alle Bournonville 
balletter bevaret i den levende tradition – skab-
te et overblik, var Den Anden Internationale 
Bournonville Festival 1992 også præget af de 
rekonstruktionsinitiativer, der havde fundet sted 
siden 1979. 
Således var ”Abdallah” og et stort divertis-
sement af ”Thrymskviden” på programmet, 
ligesom festivalen i 1992 bragte nye produk-
tioner af ”Napoli” og ”Et Folkesagn” – begge 
opsætninger baseret på kildekritiske studier. ”Et 
Folkesagn” var ved den lejlighed scenograferet 
af Dronning Margrethe II.
Den Tredje Bournonville Festival 2005 blev 
blandt andet markeret – udover opførelsen af 
hele den levende tradition plus galla – med 
udgivelser af Bournonville Skolerne på DVD og 
bøger, musikken til hele den levende tradition 
med ni CD´er plus stor bog, Ditlev Tamms bio-
grafi samt en hjemmeside på internettet.
Derudover sås nye produktioner af ”La Ventana” 
ved Frank Andersen og Eva Kloborg, ”Livjægerne 
på Amager” ved Anne Marie Vessel Schlüter og 
”Kermessen i Brügge” ved Lloyd Riggins.
Alle tre Bournonville Festivaler har haft stor 
international bevågenhed – og har i betydelig 
grad stimuleret interessen for den nationale 
kulturarv, som Bournonville traditionen udgør.   
(Kilde: De to Bournonville Festivaler er omtalt i 
et kapitel i Frank Andersens Kina bog. Kapitlet 
vil blive bragt ved en senere lejlighed.) 

Yderligere info: www.bournonville.com
-------------------------------------------------------
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rende var der blandt drengene også en 
fremragende gruppe af dansere. Derfor 
var tidspunktet også rigtigt valgt til en 
pragtopsætning af Petipa-Tjajkovskij 
mesterværket ”Tornerose”. Det var 
balletmesteren fra San Francisco, den 
oprindeligt islandske danser, Helgi To-
masson, der sammen med scenografen 
Jens-Jacob Worsaae satte deres version 
op på Gamle Scene med premiere i de-
cember 1994 – en koreografisk og sce-
nografisk triumf, der netop demonstre-
rede korpsets internationale standard. 
Den 26. marts 1994 fejrede Frank An-
dersen 25 års jubilæum – en aften der 
samtidig var et farvel som balletme-
ster. Europas to smukkeste ballerinaer: 
Elisabeth Platel med Manuel Legris fra 
Pariseroperaen og Nina Ananiashvili fra 
Rusland med Julio Bocca fra Argentina 
kastede glans over aftenen, der sluttede 
med 3. akt fra ”Napoli”, hvor Frank An-
dersen selv gik på scenen i tarantellen 
omgivet af hele korpset. En bevæget og 
varm aften, der markerede afslutningen 
på en rig og aktiv periode for balletten, 
hvor Den Anden Internationale Bour-
nonvilles Festival og den store Balan-
chine sæson stod som de imponerende 
højdepunkter.

Interregnum eller turbulente ledel-
sesforhold ved balletten 1994-2002
Frank Andersen blev som balletmester 
afløst af den headhuntede tidligere 
stjernedanser Peter Schaufuss, der 
efter år som leder af London Festival 
Ballet, senere English National Ballet, 
havde siddet som leder af balletten ved 
Deutsche Oper i Berlin i en kortere år-
række. Peter Schaufuss var i sin tid run-
det af Den Kongelige Ballet, hvor hans 
mor Mona Vangsaa var solodanser og 
hans far solodanser Frank Schaufuss 
også havde været balletmester. Han 
havde fået sin uddannelse ved Den Kon-
gelige Balletskole, men Peter Schaufuss 
havde tidligt kastet sig ud i en inter-
national dansekarriere, der ikke blot 
havde givet ham stjernestatus. Peter 
Schaufuss stod også som iscenesætter 
med fine kort på hånden, idet han al-
lerede i 1979 havde sat ”Sylfiden” op i 
London med meget stor succes. Senere 
var turen kommet til en opsætning af 
”Napoli” for The National Ballet of Ca-
nada i Toronto i 1981. I Berlin havde 
han blandt andet produceret ”Et Fol-
kesagn”, ligesom han både havde sat 

”Giselle” og de tre Tjajkovskij balletter 
”Svanesøen”, ”Tornerose” og ”Nødde-
knækkerne” op i den tyske hovedstad. 
Peter Schaufuss’ elleve måneder som 
balletmester ved Den Kongelige Ballet 
blev imidlertid ikke lykkelige, idet han 
hurtig foretog en række dispositioner, 
der bragte ham på kant med kompag-
niet. Først producerede han sin egen 
prisbelønnede London udgave af ”Syl-
fiden”, men den faldt ikke i god jord på 
Kongens Nytorv, hvor man med en vis ret 
kunne hævde, at man i den traditionelle 
udgave havde den originale. Bedre blev 
det ikke, da Peter Schaufuss i stedet for 
den tiljublede John Neumeier-udgave af 
”Romeo og Julie” satte den ældre ud-
gave af Sir Frederic Ashton op. Denne 
version, der oprindelig var skabt til Den 
Kongelige Ballet og Peter Schufuss’ 
mor, Mona Vangsaa, og den unge Hen-
ning Kronstam, virkede på baggrund af 
John Neumeiers mere dramatiske og 
psykologiske udgave, gammeldags og 
vandt ikke publikums begejstring.
To vigtige danske koreografnavne kom 
under Peter Schaufuss’ korte tid som 
balletmester på plakaten. Schaufuss 
inviterede således Peter Martins hjem. 
Den tidligere danser ved Den Kongelige 
Ballet, men igennem mange år stjerne 
ved New York City Ballet, og George Ba-
lanchines efterfølger som leder af det 
berømte New York’er kompagni, havde 
allerede en stor koreografisk produktion 
bag sig. Nu fik Den Kongelige Ballet fire 
af hans værker på repertoiret. ”Ash”, 
”Zakouski”, ”Barbers Violin Concerto” 
og ”Fearful Symmetries” blev danset 
med et sus af New York energi, og det 
rev såvel publikum som dansere over 
ende. Peter Martins balletterne fik hele 
kompagniet op på mærkerne – og dét 
på et tidspunkt, hvor forholdene var 
alt andet end enkle. Det andet navn var 
Kim Brandstrup, der blandt andet hav-
de gjort sig smukt gældende med eget 
kompagni i England. Kim Brandstrup 
fik mulighed for at vise sin særlige ko-
reografiske stil, og begge har ved flere 
senere besøg skabt gedigne værker til 
Den Kongelige Ballet.
Nævnes bør det også, at Peter Schau-
fuss sørgede for, at de to sidste, Niels 
Bjørn Larsen og Kirsten Ralov, der 
kunne huske noget fra den opsætning 
af hele Bournonvilles vaudevilleballet 
”Konservatoriet eller Et Avisfrieri”, som 
Harald Lander i 1934 havde stået for, fik 

lejlighed til at redde denne charmeren-
de ballet fra glemslen. Faktisk var det 
Frank Andersens idé, og arbejdet var så 
småt gået i gang, men økonomiske van-
skeligheder havde stoppet projektet. I 
foråret 1995 blev idéen genoptaget, og 
Dinna Bjørn blev koblet på ligesom den 
engelske scenograf David Walker skabte 
scenografien.   
Under en turné til USA, hvor der også 
lød kritiske røster, blev situationen 
mere og mere uholdbar, og Peter Schau-
fuss forlod posten som balletmester 1. 
juli 1995 – idet han blev afløst af sin 
assistent og gode ven danseren Johnny 
Eliasen. Denne, der imidlertid kun var 
konstitueret, ledte balletten i hen ved 
et par år, indtil en ny løsning var fun-
det.  
Det nye bestod i den forhenværende 
engelske ballerina Maina Gielgud. Hun, 
der havde en fortid som såvel klassisk 
danser som stjerne hos Maurice Béjart, 
hentede netop værker af Béjart til kom-
pagniet. Frank Andersen havde dog al-
lerede i 1990 med balletten ”Serait-ce 
la mort?” sørget for, at Béjart var blevet 
introduceret i Den Kongelige Ballets 
repertoire, men med Maina Gielgud fik 
København både den indiske ”Bhakti 
3” og den morsomme Offenbach bal-
let ”Gaité Parisienne” oprindelig skabt 
i 1978. Maina Gielgud, den første kvin-
delige balletmester og den første ud-
lænding på posten, var på mange måde 
en slidsom og seriøs balletmester. Hun 
havde god kontakt med adskillige af de 

unge dansere, men hun havde imidler-
tid også vanskeligheder med kommuni-
kationen til korpset generelt. Hendes 
repertoirevalg med fx en unødvendig 
opsætning af operette-balletten ”Den 
glade enke” (1998) fungerede heller 
ikke tilfredsstillende. 
I 1999 blev Maina Gieldgud efterfulgt af 
den danske danser Aage Thordal-Chri-
stensen, der sad i den varme stol frem 
til 2002. Han havde sin kone, Colleen 
Neary, ved sin side, og hun var en me-
get respekteret instruktør ikke mindst 
af Balanchine repertoiret. I år 2000 
fejrede Den Kongelige Ballet Bour-
nonville med en uge, hvor balletten 
dansede de væsentligste af mesterens 
værker. I samme periode dukkede et nyt 
koreografnavn frem, idet den russiske 
solodanser Alexei Ratmansky (1968-
), der var kommet til den Kongelige 
Ballet i 1997, fik lejlighed til vise det 
danske publikum sine indlysende evner 
som balletskaber. I 1999 skabte han sit 
første værk ”Betwix” for Den Kongeli-
ge Ballet, og i 2001 den underfundige 
”Turandots drøm”, hvorefter han i for-
bindelse med Aage Thordal-Christian-
sens afgang som balletmester reddede 
Den Kongelige Ballet ved på meget kort 
tid at koreografere den allerede plan-
lagte og scenograferede opsætning af 
”Nøddeknækkeren” i Tivoli. Senere, ef-
ter at Frank Andersen var vendt tilbage, 
fik Alexei Ratmansky mulighed for at 
koreografere endnu en helaftensbal-
let til Den Kongelige Ballet, idet han i 
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2004, på et tidspunkt hvor han var ud-
nævnt til balletchef på Bolsjoj Balletten 
i Moskva, skabte sin version af ”Anna 
Karenina”.

Kulturbyår 1996 og teaterjubilæum 
1998
To årstal fra denne turbulente periode 
på otte år, hvor henholdsvis fire skif-
tende balletmestre satte varierede dag-
ordner, ændrede i den daglige træning, 
hentede nye danse til kompagniet, 
udskiftede æstetiske holdninger etc., 
må kort nævnes. I 1996 var Køben-
havn Europæisk Kulturby, og i 1998 
fejrede Det Kongelige Teater 250 års 
jubilæum. Den Kongelige Ballet er i 
sådanne sammenhænge et naturligt 
kulturfyrtårn, der må og skal lyse langt 
og længe. Begge begivenheder blev da 
også præget af særlig ambitiøse tiltag. 
Peter Schaufuss havde til Kulturby året 
planlangt en række urpremierer på 
dansk koreograferede helaftensballet-
ter. Anna Lærkesen skabte til musik af 
Carl Nielsen og Poul Ruders sin første 
og eneste helaftensballet ”Symfoni og 
Forvandling”, Schaufuss selv koreogra-
ferede til musik af rockgruppen Sort 
Sol, og Rued Langgaards ”Hamlet” blev 
danset først på Kronborgs bastioner i 
Helsingør og derefter på Gamle Scene, 
Peter Martins skabte sammen med den 
verdensberømte danske maler Per Kir-
keby sin version af ”Svanesøen”, og no-
get forsinket koreograferede Flemming 
Flindt endnu en helaftensballet med 
titlen ”Legs of Fire” frit efter H.C. An-
dersen, en ballet der først fik premiere 
i 1998, og som ikke fik noget langt liv i 
Den Kongelige Ballets repertoire.
Det Kongelige Teaters 250 års jubilæum 
blev for Den Kongelige Ballets vedkom-
mende fejret med en opsætning af Ga-
leottis ”Amors og Balletmesterens Lu-
ner” til jubilæets gallaforestilling den 
18. december 1998. Og John Neumeier 
skabte en mesterlig pas de deux til Silja 
Schandorff og Peter Bo Bendixen ”1963 
–  Yesterday” til fire velkendte The Beat-
les numre – en pas de deux, der siden 
har været et meget yndet nummer dan-
set utallige steder rundt i hele Dan-
mark og ved flere gæstespil i udlandet. 
Herudover koreograferede såvel Peter 
Martins som Maurice Béjart værker til 
lejligheden.  

Frank Andersen vender tilbage 2002-
2008
Der var vel mange gode grunde bag be-
slutningen om at hente Frank Andersen 
tilbage til Den Kongelige Ballet som 
balletmester. Efter svingdørs-årene var 
der stærkt brug for stabilitet. Frank 
Andersen havde tidligere vist sig som 
en balletmester, der både kunne røgte 
arven, skabe ro omkring træningen og 
skolen, ligesom han kunne begejstre 
såvel kompagniet som publikum. Hertil 
kom at alle så frem til 2005, hvor Bour-
nonville ville fylde 200 år. Der havde 
allerede været tale om en Bournonville 
Festival, men det var ikke noget, der 
tilsyneladende havde høj prioritet hos 
Aage Thordal-Christensen. Vedrørende 
Frank Andersens engagement var in-
gen i tvivl. Han var manden, der kunne 
planlægge og gennemføre en celebre-
ring af det største navn i dansk ballet 
overhovedet. 
Hertil kom de mere og mere påtræn-
gende forhold omkring det faktum, at 
kunstarterne – skuespillet, operaen, 
balletten og Det Kongelige Kapel – stod 
overfor en opsplitning. Gennem Det 
Kongelige Teaters mere end 250 årige 
historie havde stort set alle sværget 
til kunstarternes sameksistens, og op 
gennem den teaterhistoriske udvikling 
har denne sameksistens betydet over-
ordentlig meget. Men nu stod man med 
en snart færdigbygget operabygning og 
et planlagt nyt skuespilhus overfor den 
endelige opsplitning. 
Operaen, en gave fra A.P. Møller og 
hustru Chastine McKinney Møllers fond 
til almene formaal, blev den 1. okto-
ber 2004 af skibsreder Mærsk McKin-
ney Møller overdraget til statsminister 
Anders Fogh Rasmussen, der videregav 
det til Det Kongelige Teater. Et stort og 
smukt byggeri var færdiggjort til tiden. 
Teatret og hele Danmark havde fået en 
længe ønsket operascene med en top-
moderne sceneteknik og et vidunderligt 
tilskuerrum. Det skulle indvies i januar 
2005, og denne begivenhed krævede så 
sandelig også både initiativ og vision.
Nok havde Frank Andersen været ballet-
mester i Stockholm fra 1995-1999, men 
det betød langtfra, at han havde været 
usynlig i det danske landskab. Tværti-
mod. Således havde pressen fx skrevet 
en del om hans og Eva Kloborgs opsæt-
ning af ”Sylfiden” ved Den Kinesiske 

Nationalballet i Beijing. I Kina havde 
man i 1999 fejret 40 året for Natio-
nalballettens oprettelse og 50 året for 
Den Kinesiske Folkerepublik med denne 
opsætning af det danske guldalderkle-
nodie. En sådan enestående kulturud-
vekslingsbegivenhed vakte naturligvis 
opsigt. Og i juli 2000 stod Frank Ander-
sen bag Den Kinesiske Nationalballets 
gæstespil i Tivolis Koncertsal, hvor de 
kinesiske dansere blandt andet opførte 
deres egne ”Den gule Flod” og ”Kvin-
dernes røde brigade”, ligesom de viste 
”Sylfiden”. Gæstespillet vakte opsigt af 
adskillige grunde: ”Kvindernes røde bri-
gade” for sin udtalte fremmedartethed, 

og ”Sylfiden” for det fuldstændige over-
blik over traditionen, der viste, i hvor 
høj grad Den Kinesiske Nationalballet 
var lykkedes vedrørende at komme helt 
tæt på Bournonvilles intentioner.
Det var derfor ikke så sært, at Frank 
Andersen hurtigt kom på tale, efter at 
Aage Thordal-Christensen i 2001 havde 
sagt, at han ville gå af. Allerede på det-
te tidspunkt sad Frank Andersen også 
som dansernes repræsentant for ballet-
ten i forbindelse med færdiggørelsen af 
det nye operahus. Han havde så at sige 
allerede fingrene i surdejen. Han kendte 
opgaverne og problemstillingerne. Val-
get var indlysende. 

Frank Andersen kom til for at skabe sta-
bilitet og kontinuitet, samt for at gen-
nemføre de to store projekter – endnu 
en Bournonville Festival i 2005 og den 
endelige nyordning af Det Kongelige 
Teater og kunstarterne i tre selvstæn-
dige huse, hvor Den Kongelige Ballet fik 
Gamle Scene tildelt som fast adresse. 
Frank Andersens første sæson blev 
med det samme markeret af en betyde-
lig begivenhed. Den 12. oktober 2002 
var der Danmarkspremiere på John 
Neumeiers ballet i to akter ”Odysséen” 
efter Homers antikke epos. Balletten 
var en voldsom og meget stærk rejse, 
hvor helten Odysseus må igennem en 
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lang række farlige, oprivende og udfor-
drende episoder, førend han er i stand 
til at genfinde sig selv og sin elskede 
Penelope, som han ikke har set i 20 år. 
Som så ofte før var det nødvendigt med 
en vis forhåndsviden, og for publikum 
var ”Odysséen” en udfordring, ligesom 
danserne blev provokeret langt ud over 
det sædvanlige. Derudover var ballet-
ten et vigtigt startsignal: Frank Ander-
sen var tilbage, og Den Kongelige Bal-
let kom hurtigt i form igen. 
At Frank Andersen i sit fravær havde 
været stærkt aktiv i såvel Japan som 
Kina smittede også lidt af, idet han 
bragte den yndige kinesiske danserinde 
Yao Wei til kompagniet i København, 
hvor hun i løbet af få sæsoner udvik-
lede sig med stormskridt. I 2005 blev 
hun udnævnt til solist og under Den 
Tredje Bournonville Festival samme år 
dansede hun blandt andet hovedpar-
tiet som Irma i ”Abdallah” og Leonora 
i ”Kermessen i Brügge”. Yao Weis ud-
vikling standsede imidlertid ikke med 
Bournonville, som hun mestrede med 
elegance og diskret charme. I 2008 
bragte en fornem præstation som Tat-
jana i ”Onegin” hende solodansertitlen, 
men hun forlod imidlertid Den Konge-
lige Ballet relativ kort efter.
Der var adskillige andre kinesiske ind-
slag i Frank Andersens anden periode 
som balletmester. Fra Beijing udgaven 
af ”Sylfiden” hentede han således Zhu 
Yan til København, hvor hun i 2003 
sammen med Den Kongelige Ballet 
dansede ”Sylfiden”. Også eksempler på 
de frodige og nyskabende koreografiske 
aktiviteter, som udfolder sig i Kina, blev 
introduceret for det danske publikum, 
idet koreografen Wang Yuan Yuan fra 
Beijing Dance Theatre i 2006 skabte 
værket ”Color of Love” til Det Konge-
lige Teater. 
Aktivitetsniveauet i de følgende år var 
ikke overraskende højt, og holder man 
af tal, så kan man tænke lidt over føl-
gende: fra 2002 til 2008 dansede Den 
Kongelige Ballet 72 forskellige ballet-
ter.  Af dem var 47 premierer, og heraf 
var de 28 verdenspremierer. Nu er tal 
ikke alverden i sig selv, men i samme 
periode vandt Den Kongelige Ballet 
tre år i træk Reumert-prisen for årets 
bedste danseforestilling. Disse resul-
tater skal også ses i lyset af det for-
hold, der rent økonomisk herskede på 
Det Kongelige Teater. Med åbningen af 

en stor, prestigefyldt ny operabygning 
blev der i disse år særlig satset på ope-
raen, men med Frank Andersens ildhu 
som drivkraft skulle det ikke influere på 
Den Kongelige Ballet, dens aktivitets-
niveau, dens synlighed og dens kvali-
tetsniveau.
I det hele taget var begreber som syn-
lighed, marketing og branding blevet 
afgørende størrelser i det daglige ar-
bejde. Som udgangspunkt handlede det 
om at bevare positionen i det nationale 
kulturelle landskab, der efter årtusind-
skiftet med de nye mediers fremmarch 
havde fået betydelig konkurrence. Et 
nyt hus til operaen og et nyt hus til 
skuespillet tiltrak naturligvis megen 
opmærksomhed. Det var realiteter, bal-
letmesteren måtte forholde sig til og 
arbejde med i positiv dialog. Og det 
blev – delvis på grund af visse vanske-
lige forhold internt i operaen – Frank 
Andersen, der den 15. januar 2005 stod 
for den festlige åbning af operaen. Her 
dansede Den Kongelige Ballet såvel 
August Bournonville, pas de deux’en af 
”Blomsterfesten i Genzano”, samt Ha-
rald Landers ”Etudes” – en præstation, 
der tydelig demonstrerede, at kompag-
niet var i topform.
Næppe var denne begivenhed overstå-
et, førend Den Kongelige Ballet fejrede 
100 året for Harald Landers fødsel. 
Her rakte forholdene ikke til et større 
forsøg på at genoplive nogle af Landers 
ældre, ” glemte” balletter. Naturligvis 
afsluttedes aftenen med en glitrende 
og præcis udgave af ”Etudes”, og Den 
Kongelige Ballet dansede ligeledes 
”Festpolonæse”, samt en større brillant 
pas de deux, ligesom der blev lejlighed 
til at hente gamle filmstrimler frem. At 
det store rekonstruktionsarbejde ikke 
kunne iværksættes havde naturligvis 
sin begrundelse i det forhold, at Den 
Kongelige Ballet varmede op til Den 
Tredje Internationale Bournonville Fe-
stival, der fandt sted fra den 3. til den 
11. juni 2005, og som blev efterfulgt 
af en storstilet galla den 21. august på 
selve Bournonvilles fødselsdag. 
Disse begivenheder – indvielsen af 
operaen, Lander og Bournonville fejrin-
gerne etc. – satte i høj grad dagsorde-
nen, og de markerede netop ballettens 
iøjnefaldende synlighed. Men meget af 
det arbejde, der i virkeligheden skulle 
udføres for at føre et gammelt, tradi-
tionsrigt – men også moderne – bal-
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letkompagni ind i det 21. århundrede, 
foregik uden direkte synlighed for øje i 
de interne miljøer. Her tænkes på vig-
tige felter som personalepleje og alt, 
hvad der hører ind under dansernes 
trivsel fra det rent fysiske til det psy-
kiske arbejdsmiljø. Fra massage og fy-
sioterapi til teambuilding og moderne 
coaching etc. 
Af afgørende betydning var også udvik-
lingen af Den Kongelige Balletskole. 
Her havde Frank Andersen i sin tid ud-
nævnt Anne Marie Vessel Schlüter som 
leder, og hun havde startet en lang 
række initiativer med børneballet, bal-
letgartneri og opsøgende ballet etc. I 
forbindelse med Peters Schaufuss’ virke 
som balletmester blev den første satel-
litskole i Holstebro åbnet, og senere 
fulgte endnu en satellitskole i Odense, 
og naturligvis krævede den slags satel-
litskoler en kostskoleafdeling på Kon-
gens Nytorv, og det var under Frank 
Andersens ledelse, at Dronning Mar-
grethe II Kollegiet ved Det Kongelige 
Teater blev åbnet, således at helt unge 
dansetalenter fra hele landet kunne få 
mulighed for at dygtiggøre sig ved Den 
Kongelige Ballet i København.     
Var Frank Andersens tilbagekomst mar-
keret af et væsentligt værk af John 
Neumeier, så lykkedes det Frank Ander-
sen at overtale Jiri Kylián til at skabe 
en helt særlig forestilling, der kom til 
at markere Frank Andersens afrunding 
som balletmester. I efteråret 2007 
præsenterede Den Kongelige Ballet en 
helaftensforestilling skabt af Jiri Kylián 
med titlen ”Silk & Knife”. At forvent-
ningerne til denne aften var store, er 
der ingen tvivl om; men resultatet blev 
ganske overrumplende. Jiri Kylián kom 
selv og arbejdede sammen med sit team 
med hele Den Kongelige Ballet, og der 
var tale om en total teateroplevelse, 
hvor Kylián skabte flere nye koreogra-

fier, ligesom han aktiverede publikum, 
der skulle gå gennem en installation 
under scenegulvet og oppe på scenen, 
førend de kunne sætte sig tilrette i til-
skuerrummet. Efter denne mentale rejse 
fik publikum et forrygende flow af vid-
underlige danse, der bevægede sig fra 
det hjerteskærende til det himmeljub-
lende. En forestilling der blev en så stor 
succes, at den måtte genoptages i den 
følgende sæson.
Balletmester Frank Andersens placering 
i den danske såvel som internationale 
danseverden blev naturligt nok marke-
ret, hvilket skete blandt andet i forbin-
delse med, at han i 2004 blev hædret 
med titlen ”Man of the Year” – en titel 
indstiftet af The Danish American Soci-
ety som en anerkendelse af indsatsen 
for at styrke båndene mellem Danmark 
og USA, og den kulturelle udveksling 
mellem de to lande. Allerede i 2002 
var Frank Andersen blevet tildelt ”The 
Dance Magazine Award”.

2004-2005 blev en Bournonville sæson. 
En storslået succes, og man kunne have 
frygtet, at det ville være vanskeligt at 
komme videre oven på denne overrump-
lende sejr for Den Kongelige Ballet. Men 
Frank Andersen havde klogeligt noget i 
baghånden. Et projekt omkring nordisk 
koreografi bragte i sæsonen 2005-2006 
14 nye værker frem, som kompagniet 
ikke havde danset før. Væsentlig var fx 
den finske koreograf Jorma Uotinens 
bidrag, og det stærke kort i ny dans i 
Danmark, Tim Rushton, skabte sammen 
med den internationalt kendte lyskunst-
ner Steven Scott en helaftensballet til 
Operaens store scene, hvor også ope-
rakoret medvirkede. Således lykkedes 
det Frank Andersen at give hver af hans 
sæsoner en særlig profil, ligesom han 
med spændende initiativer ikke blot lod 
balletten danse på dens faste adresse – 

Gamle Scene – men tillige på Operaens 
noget større scene, og da skuespilhuset 
i 2008 skulle indvies, blev det med det 
moderne program ”Hot, Hot, Hot”. Et 
væsentligt program bestående af koreo-
grafier af Christopher Wheeldon, Ohad 
Nahin og Nacho Duate.

På spørgsmålet om hvorfor samarbej-
det mellem Frank Andersen og Den 
Kongelige Ballet ikke skulle fortsætte 
efter 2008 forklarer Frank Andersen:
”Min opgave var fuldført. Efter at Skue-
spilhuset var blevet indviet i 2008, 
følte jeg, at jeg havde gjort det, man 
havde genansat mig til. Jeg var kom-
met så langt med kompagniet, som 
jeg kunne, og jeg tror, at alting har sin 
tid. Jeg kunne ikke komme længere. Fx 
havde jeg stået for de Bournonville op-
sætninger, jeg kunne på Det Kongelige 
Teater, og jeg er jo ikke koreograf. Hvis 
jeg skulle videre med mit liv, skulle jeg 
af sted. Jeg ønskede at være mere fri… 
at blive min egen herre. Bournonville 
er mit liv, og der er ikke den verdens-
del – bortset fra Afrika – hvor jeg ikke 
har arbejdet med Bournonville. Jeg har 
ikke blot undervist og sat i scene. Jeg 
har coachet, vejledt, evalueret – og den 
form for arbejde… at udvikle, vejlede, 
kritisk evaluere kompagnier og ballet-
mestre etc. – det interesserer mig i hø-
jeste grad. Og det ville jeg ikke kunne 
på samme måde, hvis jeg sad fast i Kø-
benhavn. Nu har jeg Bournonville i kuf-
ferten og flyver sammen med ham rundt 
i hele verden.” Men Frank Andersen fly-
ver dog ikke alene rundt med Bournon-
ville. Franks hustru gennem 31 år, Eva 
Kloborg, som er Karakterdanser, er med 
de fleste gange, når arbejdet i Køben-
havn tillader det, og sammen sætter de 
Bournonvilles værker op overalt i ver-
den. For bag enhver mand står en stærk 
kvinde – privat såvel som professionelt.

--------------------------------------------------
FAKTA:
Alle illustrationer er scanninger af program-
mer tilhørende Susanne Trudsø.

--------------------------------------------------
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what you see you might not get
And we can bet so don’t you get souped 
yet
You’re scheming on a thing that’s a mi-
rage
I’m trying to tell you now it’s sabotage
– Beastie Boys, Sabotage

Det eneste interessante ved livet er, 
hvordan jeg kan opretholde min krops 
funktionalitet, uden at mit jeg er til 
stede til at ødelægge det hele. 
Den første gang jeg fik kendskab til 
Sufi-bevægelsen var i en bog, en ret 
kedelig oversigtsartikel om arabisk 
tro, hvor det, jeg hæftede mig særligt 
ved, var en tosses udsagn: Jeg er gud. 
Jeg fandt ud af, at udtalelsen var fra 
1200-tallet udtalt af en Sufi, som med 
en selvfølgelighed fik adskilt sit jeg fra 
kroppen med det vons, hvilket igen fik 
mig til at føle, at der jo nok er noget 
om snakken, selvom jeg også undrede 
mig over, dybt foruroliget, hvordan et 
jeg kan være gud. 

Sufierne
Det er jo en besnærende tanke: at eje 
sin egen guddom. Men efter at have læst 
mig igennem talrige værker om sufierne 
og læst deres efterladte tekster, stod én 
ting mig klart, eller rettere sagt, så jeg 

kun én ting for mig: Vagn Remme på et 
dansegulv, i Århus, diskoteket hed Den 
sidste. Året er 1996, musikken er Sabo-
tage med Beastie Boys, og fuck off, hvis 
du ikke kender det nummer. 
Dj’en havde lavet et eller andet langt 
remix af det nummer, så jeg kunne tosse 
rundt på dansegulvet, jeg havde sikkert 
budt et eller andet stykke kød op, men 
jeg husker hende ikke, for what you see 
you might not get, og det summerede 
hele min bevægelsessystem op, at jeg 
ganske enkelt forsvandt, hverken ind i 
mig selv, eller ud af mig selv, eller i takt 
til et eller andet narkotisk fremmedgø-
rende uudslukkeligt eskapistisk behov 
for at modsætte sig samfundets normer, 
nej, jeg var der ganske enkelt ikke, jeg 
saboterede mit jeg og den dualistiske 
forbindelse, der er mellem kroppen og 
jeg’et, som vi mere eller mindre forvir-
rende kalder for sjæl, men som ikke er 
andet end et pendul, der svinger frem 
og tilbage. 

Hvad er der så, når jeg er væk? Se, det 
kan jeg ikke svare på, jeg vil ikke bruge 
ord som lykke, gud, nirvana osv, det er 
neutralt. Jeg har altid været lidt forel-
sket i Jurij Gagarins udtalelse efter at 
være blevet spurgt om, hvad han så ude 
i rummet, ude i verdensrummet, univer-

set, det uendelige – og han lidt tørt si-
ger: ikke rigtig noget, mest mørke. 

Bevæge mig, ind i en rytme
Jeg kan heller ikke sige, hvad der skete 
med min krop, mit jeg på det danse-
gulv: min krop dansede, holdt min for-
svinden ved lige, uden at jeg på nogen 
måde havde lyst til at forsvinde, så var 
jeg væk, alle mine sanser var borte, 
helt modsat når man tager stoffer, hvor 
man jo netop udvider sine sanser, så 
var mine sanser ikke tilstede. Med an-
dre ord, jeg var ophørt, ikke mere Vagn 
Remme. Førend jeg, selvfølgelig svedig, 
blev ført væk af et par venner, fordi min 
krop havde skabt uroligheder på danse-
gulvet, og jeg blev sat på trappen uden-
for diskoteket Den sidste, I’m gone, I 
tell you now, I keep it on and on, what 
you see you might not get… I tell you 
now this, this is sabotage. 

Siden den nat har jeg været i stand 
til at bevæge mig, ind i en rytme, på 
cyklen, løbeturen, hjerterytmen. Men-
neskets eneste krav på tilstedeværelse 
er rytmen, at vi gentager bevægelser, 
at vi igen og igen gør den samme be-
vægelse, at vi så at sige trænger ind i 
trancen (for svagt et ord), at vi træder 
ind i mørket, det er i mørket, vi hører 

Vagn Remme ophørt
i et ubevidst nærvær med Labans bevægel-
sesteori set gennem disciplen Johan Borg-
häll.
af Vagn Remme (forfatter; kulturskribent)

Tekst inspireret af forfatteren Vagn Remmes oplevelser fra 
hans deltagelse i seminar eventet ”LABAN Live” på Syd-
dansk Universitet i december 2012, samt efterfølgende af 
Johan Borghälls bog ”Rudolf Laban og jeg. En genial be-
vægelseslære i teori og praksis” med et stænk Kierkegaard.  

-------------------------------------------------------------------------------------------------
FAKTA:
Bog
Rudolf Laban og jeg. En genial bevægelseslære i teori og praksis
Forfatter: Johan Borghäll
ISBN: 13 978-78-92824-17-2 
Hæftet – 2011, 1. udgave, Institut for Solskin * i kommission hos Forlaget Undersko-
ven 

Om forfatteren
Johan Borghäll er lektor ved Institut for Idræt og Biomekanik, Syddansk Universitet, 
jborghall@health.sdu.dk samt leder af Decenter, oplivende oplevelser, om bevægelses-
kommunikation og bevægelsesterapi, www.decenter.dk 

Om seminar eventet ”LABAN Live”
I oplæg og workshops: 
- belyse Labans livsproces, der begyndte i vitalisme og endte som system, 
- reflektere over bevægelsesoplevelsens fænomenologi og Labans fænomenologiske 
ansatser, 
- afprøve bevægelsesprincippets kreative og motoriske mulighed, 
- undersøge den kommunikative kinæstetiske melodi som et parallelt begreb til Labans 
flowbegreb, 
- se på Labans bevægelseslære som grund til sensomotorisk terapi, 
- kombinere Daniel Sterns forståelse af vitalitetsfølelser med Labans effortbegreb, 
- lytte til forskellige læsninger af bogen ”Rudolf Laban og jeg – En genial bevægelses-
lære i teori og praksis” 
- opleve en nutidig, fri fortolkning af et dansedrama af Laban.

Om Rudolf Laban
Rudolf von Laban eller Rudolf Laban (1879-1958) var en ungarsk danser, danseteoreti-
ker og koreograf. Han udviklede Labanotation, der er et sprog for bevægelser.
Rudolf Laban døde for mere end 50 år siden, men hans bevægelsesanalysesystem og 
bevægelseslære fortsætter med at inspirere undervisningen på idræts-, dans-, skue-
spiller- og læreruddannelser rundt omkring i verden.

--------------------------------------------------------------------------------------------------

til. Denne krop er en forstyrrelse af en 
eller anden orden, som jeg fik et blik ind 
i, og som jeg stadigvæk ser; et neutralt 
mørke, der ikke er til for nogen, ikke har 
nogen plan, som ikke er natur, men bare 
neutral mørke. Det er det, du skal hen 
til, det er dit himmerige, dit nirvana. 

Først danser du med Lysten, så danser 
Lysten med dig 
Har du stadig lyst til at bevæge dig der-
hen; er det noget, du efterstræber, din 
Laban! Det handler om Laban, eller 
rettere sagt, det handler om en Johan 
Borghäll, eller som Kierkegaard siger, 
først danser du med Lysten, så danser 
Lysten med dig. Men for én, altså mig, 
der har været der… det handler ikke om 
lyst, det handler ikke om tilstedeværelse 
eller nærvær med altings væsen – der er 
ikke noget væsen. Der er et eller andet 
neutralt, og sådan som jeg ser det, så 
er det dét, sufierne har fat i, når de… 
eller den ene der har sagt det: jeg er 
gud og dermed peger på oplevelsen med 
det hele, hele lortet, hele universet, det 
store skrammel, som ikke er noget, fordi 
det ikke tillægges nogen værdi, fordi det 
ikke har nogen værdi, og derfor er neu-
tralt. Tilbage er der en endeløs irritation 
over at skulle bruge dette sprog, som på 
alle måder er for fattigt, der er kun én 
ting at gøre, din Laban, dans!
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Kraftfulde bevægelser, pulserende ryt-
mer, rå energi og konstant dynamisk i 
sin søgen efter nye udtryk. Hip hop og 
urban dance har eksisteret i 30 år. På 
trods af det er genren som kunstart sta-
dig ved at finde sit indpas på de store 
scener. Nogle lande har stærke tradi-
tioner for urban dance som kunstnerisk 
udtryk, hvor det vises på store scener og 
nyder stor anerkendelse. Andre har ikke 
i samme omfang udforsket de grene af 
dansen. Mulighederne for udvikling og 
brug af hinandens erfaringer er årsagen 
til, at syv institutioner, herunder Dan-
sekapellet, er gået sammen i projektet 
7STEPS.
 ”I de europæiske byer findes der et 
væld af talentfulde, unge dansere, der 
endnu ikke helt har fundet fodfæste 
kunstnerisk. Idéen med samarbejdet i 
7Steps er, at give danserne mulighed 
for at arbejde med koreografi inden 
for hip hop og urban dance og løfte 
det kunstneriske niveau. Danserne skal 
møde nye dansere, rejse ud, besøge nye 
institutioner og optræde for et andet 
publikum. Ved at samarbejde på tværs 
af lande i 7Steps og trække på hinan-
dens erfaringer, kan vi løfte den enkelte 
institution, løfte den enkelte by og det 
enkelte land inden for urban dance,” 
fortæller Cher Geurtze, leder af Danse-
kapellet.
Samarbejdet om 7STEPS blev ind-
gået i 2013 og skal løbe frem til for-
året 2015. I de deltagende byer vil der 
blive etableret residencies, arrangeret 
masterclasses og holdt audition til en 
stor produktion med dansere fra alle 
deltagerlandene. I projektperioden vil 
lokalt producerede forestillinger tur-
nere blandt deltagerlandene, dansere 
og koreografer vil komme på udveks-
lingsophold, og der bliver arrangeret 
netværksmøder for danseinstitutioner 
og festivalarrangører.

Residency-program og masterclasses
For det danske urban dance miljø vil 
7STEPS i første omgang betyde følgen-
de: I Dansekapellet etableres i februar 
2014 et residency, hvor to dansere og 
koreografer kommer og arbejder. Det 
drejer sig om Romain Rios fra Frankrig 
og Kloe Dean fra England. Kloe Dean er 
hip hop danser og koreograf i sit eget 
kompagni Myself UK Dance Company.

Cher Geurtze mødte Kloe Dean til B. 
Surpreme Festival i London i juli 2013, 
hvor Dean både optrådte og vandt den 
afsluttende battle. 
”Hip hop har været meget mandsdo-
mineret. Battles med B-boys har været 
fremme i billedet, og der har manglet 
en platform for udvikling af kvindelige 
koreografer. Festivalen B. Surpreme i 
London for kvinder i hip hop markerer 
et skift, og det er interessant at se de 
kvindelige kunstnere, der nu kommer 
frem. Det vil vi gerne se noget af i Kø-
benhavn.
Med sine masterclasses og optræden i 
Dansekapellet vil hun bringe ny inspi-
ration til København. Omvendt bliver 

det en spændende udfordring for Kloe 
at mødes med danske dansere. Det kan 
være med til at udvikle hende kunstne-
risk og give nyt netværk til både hende 
og dansere herfra,” siger Cher Geurt-
ze, der fortæller, at det var oplagt for 
Dansekapellet at vælge Kloe Dean som 
samarbejdspartner. Begge arbejder med 
urban dance som kunstnerisk udtryks-
form, laver skoleprojekter, arbejder 
med battles, talentudvikling og fasthol-
delse af dansere.
Kloe Dean giver to masterclasses i Dan-
sekapellet den 13. og 14. februar. Det 
er gratis at deltage, og de to master-
classes vil munde ud i en koreografi, der 
bliver vist til den afsluttende event SE-
VEN STEPS den 14. februar kl. 17, hvor 
Kloe Dean også optræder.

Seks europæiske lande går sammen 
om udvikling af urban dance

af Mikkel Søndergaard Kryger (informationsmedarbejder; Dansekapellet)

Større anerkendelse af urban dance som 
kunstnerisk udtryk, øget professionalisering 
og mobilitet for dansere og koreografer, og 
flere nye forestillinger på tværs af landegræn-
ser. Med projektet 7STEPS er syv institutioner 
i seks EU-lande gået sammen for at styrke 
urban dance lokalt og i hele Europa. En af 
deltagerne er Dansekapellet i København NV.

-------------------------------------------------------
FAKTA:
Du kan deltage i 7STEPS her:
Masterclasses med Kloe Dean
Torsdag den 13. og fredag den 14. februar kl. 
14-16.
Tilmelding via www.dansekapellet.dk.
Gratis. Fra 13 år og op. For øvede dansere.
SEVEN STEPS Urban Dance Event
Oplev bl.a. ny koreografi af Romain Rios og Up-
percut Danseteater
Fredag den 14. februar kl. 17 til ca. 18.
Gratis. Fra 8 år og op. 
Audition til koreografi af Mourad Merzouki
Dato og tilmelding offentliggøres på www.danse-
kapellet.dk. Hold øje med hjemmesiden.

-------------------------------------------------------

Kloe Dean. Privatfoto

Romain Rios. Foto: Juliana Ucar
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1.-15. FEBRUAR
FOR ALLE FRA 12 ÅR – OGSÅ VOKSNE

SCENEN I LABORATORIET / RABALDERSTRÆDE 10 / ROSKILDE
BILLETTER PÅ TEATERBILLETTER.DK ELLER 7020 2096
AABENDANS.DK

Andy Warhol sagde engang, at i fremtiden vil alle 
blive verdensberømte i 15 minutter. Mon ikke, at vi kan regne

med, at minutterne er blevet til sekunder?! 

15 SEKUNDERS BERØMMELSE
Aaben Dans har bedt den belgiske koreograf Koen De Preter om at lave en satirisk, men  bestemt 
også tanke vækkende forestilling, om tidens jagt på berømmelse. Hvad driver os? Hvad sker der 
bag ved scenen? Vi følger de tre performere: Pierre Enaux, Thomas Porup og Pernille Koch, der 
kaster sig selv og  publikum ud på en rutchebanetur af følelser, når de spiller, synger, danser og 
optræder. Men har de, hvad der skal til for at blive den næste  super-stjerne?

SPILLETIDER
 1.  feb. kl. 20.00 
 3.  feb. kl. 10.00
 4.  feb. kl. 10.00 – få billetter
 5.  feb. kl. 10.00 – få billetter
 6.  feb. kl. 10.00
 8.  feb. kl. 16.00
 9.  feb. kl. 14.00
 11.  feb. kl. 10.00 – udsolgt
 12.  feb. kl. 10.00
 13.  feb. kl. 10.00
 14.  feb. kl. 20.00
 15.  feb. kl. 16.00

Nyt samarbejde mellem koreograf Ro-
main Rios og Uppercut Danseteater
Den anden deltager i residency-pro-
grammet i Dansekapellet er koreograf 
Romain Rios. Siden 2008 har den fran-
ske koreograf stået i spidsen for MAM 
Milk and Mjölk, der er baseret i Frankrig 
og Sverige. Senest har han koreografe-
ret forestillingerne THE EMPERORS og 
RISE, der arbejder i krydsfeltet mellem 
moderne dans og urban dance.
En uge i februar skal han arbejde med 
Dansekapellets husensemble, Upper-
cut Danseteater. Sammen med dan-
serne skal den unge koreograf skabe 
et værk, som bliver vist på den afslut-
tende event, hvor flere af deltagerne fra 
7STEPS er inviteret.
”Ligesom Uppercut Danseteater, arbej-
der Rios med moderne dans og urban 
dance og skaber forestillinger, der ud-
forsker temaer og fortællinger gennem 
dansen,” siger Cher Geurtze, der glæder 
sig til at vise resultatet for publikum og 
samarbejdspartnere. 

Unik chance for unge dansere
Filosofien bag 7STEPS er, at for at skabe 
talentudvikling og professionalisering, 
skal udvekslingen finde sted både på 

scenen og i dansesalene. Dygtige koreo-
grafer og dansere fra hele Europa skal 
arbejde sammen på tværs af landegræn-
ser. Den mulighed får 1 eller 2 dansere 
fra hvert deltagerland, når 7STEPS laver 
en stor, turnerende forestilling.
I spidsen for forestillingen står den 
franske stjernekoreograf Mourad Mer-
zouki og assisterende koreograf Kader 
Belmoktar. Den prisbelønnede koreo-
graf Mourad Merzouki er leder af Centre 
Chorégraphique National de Créteil et 
du Val-de-Marne og Compagnie Käfig, 
hvis forestillinger gennem 16 år har 
spillet for mere end 1 mio. mennesker 
i mere end 60 lande. 
I foråret 2014 vil de enkelte landes del-
tagende institutioner afholde auditions 
for at finde de dansere, der skal være 
med i Mourad Merzouki og Kader Bel-
moktar produktion. 
”Med projektet 7STEPS glæder jeg mig 
særligt over, at nogle talentfulde dan-
sere fra Danmark får mulighed for at 
arbejde sammen med en stjerne som 
Mourad Merzouki. For de deltagende 
dansere bliver det en unik chance for 
at udvikle sig, få et større professionelt 
netværk og komme ud til publikum i 
Europa,” siger Cher Geurtze. 

-------------------------------------------------------
FAKTA:
7STEPS er et treårigt projekt støttet af Den Euro-
pæiske Unions Kulturprogram. 
7STEPS har til formål at:
Skabe øget anerkendelse af urban dance
Skabe øget professionalisering af dansere inden 
for urban dance
Styrke danseres mobilitet
Promovere lokale kompagnier 
Skabe netværk og udveksling inden for urban 
dance

De syv deltagende institutioner i 7STEPS er:
Lezart Urbains (Belgien)
Spin Off (Holland)
B. Surpreme – Independence (England)
CCN de Créteil et de Val-de-Marne – Compagnie 
Käfig (Frankrig)
Banlieues d’Europe (Frankrig)
Dansekapellet (Danmark)
URB 13 & Kiasma (Finland)

-------------------------------------------------------

Uppercut Danseteater. Foto: Rune Johansen
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Isadora Duncan optrådte én aften i 
København i Odd Fellow Palæet – den 
23. april 1906 og fortsatte derefter til 
Stockholm, hvor hun optrådte en uge. 
Duncans optræden i København er do-
kumenteret og beskrevet flere steder. 
De to store københavneraviser Berling-
ske Tidende og Politiken bringer begge 
både omtaler og anmeldelser af Dun-
cans optræden, og ikke overraskende er 
deres indfaldsvinkel til denne fremmede 
fugl fra USA helt forskellig. Derudover 
omtaler Isadora Duncans selvbiografi 
”Mit Liv” fra 1928 også kort besøget i 
København. 

Isadora Duncan 1877-1927
Amerikanske Isadora Duncan levede fra 
1877-1927. Hun opfattes som en af de 
store fornyere af dans i det 20. århund-
rede. Hun brød med ballettens konfor-
mitet både med hensyn til bevægelser, 
kostumer, scenografi og valg af musik. 
Hun søgte tilbage til naturen i sin dans 
og var således inspireret af vind og 
bølger. Hendes bevægelser byggede på 
hverdagsbevægelser som at gå, løbe og 
springe. Duncan var meget optaget af 
det gamle Grækenland, og hun optrådte 
som regel i en enkel ”græsk” tunika. 

Som akkompagnement til sine danse 
brugte Duncan musik af blandt andet 
Bach, Chopin og Tjajkovskij. Dette var 
en nyskabelse og blev kritiseret i sam-
tiden, fordi hun brugte seriøs klassisk 
musik til noget så simpelt som dans. Ud 

over at være en reformator inden for 
dans var Isadora Duncan tillige optaget 
af kvinders vilkår. Hun var imod ægte-
skab og hendes tre børn blev da også 
født uden for ægteskab. Duncan giftede 
sig alligevel den 3. maj 1922 med en 
russisk digter. Den 14. september 1927 
døde Isadora Duncan under en biltur 
langs Rivieraen ved, at hendes tørklæde 
kom ind i bilens baghjul, og hendes 
halspulsåre blev revet over.

”Mit Liv” – Isadora Duncans selvbio-
grafi
”Mit Liv” udkom i 1928, året efter Dun-
cans død, og er nærmest skrevet som en 
roman og tegner billedet af en kvinde, 
der lever for sin kunst på en nærmest 
religiøs måde. Hun vil reformere ver-
den ved at danse frit, ligesom kvinders 
vilkår ligger hende meget på sinde. Om 
hun har skrevet bogen selv er nok tvivl-
somt, og i hvert fald kan redigeringen 
ikke være foretaget af hende selv, idet 
bogen jo udkom efter hendes død.

Isadora Duncans besøg i København 
nævnes kun ét sted i bogen. Eneste be-
mærkning herom er: 

”I København var det, der overraskede 
mig mest, det usædvanligt intelligente 
og lykkelige udtryk på de unge pigers 
ansigter, når de travede ned ad gaderne, 
alene og frie som unge mænd med stu-
denterhuer på deres sorte lokker. Jeg var 
helt forundret. Jeg havde aldrig set så 

Isadora Duncan 
i København
af Pia Stilling (cand.mag.) 

I 2013 er det ikke usædvanligt, at København modtager 
besøg fra udlandet af dansekompagnier, moderne som 
klassiske. For mere end 100 år siden var det dog langt 
fra hverdagskost. Så da Isadora Duncan i 1906 meldte sin 
ankomst til Danmarks hovedstad, var der stor interesse om 
besøget. 
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pragtfulde pigebørn. Og man forklarede 
mig, at dette var det første land, hvor 
kvinderne vandt stemmeret.”

En del ting skurrer i ørerne ved de 
udsagn, Duncan kommer med her. 
Det er overraskende, at danske kvin-
der huskes generelt med sorte lokker. 
At studenterhuer på samme kvinder 
skulle præge gadebilledet, kan også 
undre, især da Duncan var i København 
i april, hvor årets studenter formentlig 
ikke var udklækket. Dertil kommer, at 
i 1910 – bare et par år efter Duncans 
besøg i København – blev 2.024 unge 
studenter, svarende til omkring 1 % af 
en ungdomsårgang. Formentlig har der 
i denne ene procent derudover været 
en overvægt af drenge, så omfanget af 
piger ud af denne ene procent har nok 
heller ikke været overvældende. 

Danske kvinder havde heller ikke ”vun-
det” stemmeret i 1906, hvor Duncan 
var i København, men det kan jo være, 
de allerede glædede sig! Dette skete 
først i 1915. Under alle omstændighe-
der må det også konstateres, at Duncan 
ikke finder lejlighed til at omtale sin 
optræden, og i al fairness er en enkel 
aften muligvis ikke til at adskille fra en-
hver anden 20 år efter. 

Selv om Københavneropholdet ikke fyl-
der meget hos Isadora Duncan, søger 
hun dog gennem beskrivelsen at sige 
noget om sin egen interesse for kvin-
ders rettigheder og giver København et 
image som progressivt. 

Om selvbiografier
Der er fordele og ulemper ved selvbio-
grafier. På den ene side er det uomtvi-
steligt, at hovedpersonen for biogra-
fien har været med, da begivenhederne 
skete. På den anden side opstår der 
andre problemer. Når en person skriver 
om sig selv ved slutningen af et langt 
begivenhedsrigt liv, vil der uvægerligt 
være forhold, personen har glemt, 
men måske selv tror at kunne huske. 
Dernæst kan der bevidst eller ubevidst 
indtræde en lidt selektiv hukommelse, 
idet mindre flatterende sider af person-
ligheden måske udelades. På den måde 
kan en selvbiografi nemt blive ensidig. 
Dernæst kan der opstå tvivl om, hvor-
vidt der reelt er tale om en selvbiografi 
eller om, at en eller flere andre perso-

ner rent faktisk har redigeret eller end-
og direkte skrevet biografien. ”Mit Liv” 
er som nævnt udgivet posthumt og er 
under alle omstændigheder ikke færdig-
redigeret af Duncan – om overhovedet. 

Endelig kan en person, der skriver om 
sig selv, skabe et vist ”selvimage”. Man 
tegner portrættet af den person, man 
gerne vil have læseren til at møde.

Ovennævnte sætning vedrørende Dun-
cans besøg i København fra ”Mit liv” 
rejser alt andet lige mistro omkring 
selvbiografiens troværdighed. Hvis fak-
tuelle oplysninger i bogen generelt skal 
lægges til grund, skal de formentlig ve-
rificeres på anden vis. 

Isadora Duncan på Odd Fellow Palæet
Men med hensyn til Isadora Duncans 
besøg i København kan der hentes op-
lysninger i den pressedækning, som 
hendes besøg forårsagede. Både Po-
litiken og Berlingske Tidende var som 
nævnt på pletten.

Ikke overraskende var dækningen af 
Isadora Duncans besøg noget mere 
omfattende i den kulturradikale avis 
Politiken. Politikens læsere var derfor 
ikke helt uforberedte, da Isadora Dun-
can kom til København. Rejsebreve i 
Politiken fra Berlin og Paris i 1903 og 
1905 havde fortalt om myten Duncan, 
der dansede på bare fødder til såkaldt 
seriøs klassisk musik, der ikke var skre-
vet til dans, og at hun ”dansede” digte. 

I brevet fra 1903 fremgår blandt andet:
”En ung Kalifornierinde er kommen her 
til Berlin med noget ganske nyt fra Dan-
sens Verden og aabenbart med oprigtig 
lyst til at gennemføre en stor reform.
Isadora Duncan er de sidste Dages sen-
sation; hendes Optræden har allerede 
overfyldt det nye kgl. Operahus et par 
gange, og de gode Selskaber kappes om 
hende.” 

Senere i artiklen citeres Duncan for at 
have sagt:
”Jeg sad en Gang som Barn og stirrede 
paa en Palme udenfor mit Vindue, det 
blæste stærkt og stedvis, og jeg saa, 
hvorledes Bladene bevægede sig fra Pia-
no til Forte efter Vindens Kraft, men sta-
dig i Rytme, fordi det nu en Gang er Pal-
mebladenes Natur. Saa tænkte jeg – hvis 

nu mit eget Legeme var ligesaa modta-
gelig for Musik som Palmen for Blæsten, 
saa ville det ogsaa altid kun bevæge sig 
efter sin Natur i Dansen.”

I brevet fra Paris fortæller skribenten 
om, at han har hørt om Miss Duncan, 
at hun vil danse digte og har undret sig 
over, hvad det vil sige. Han har forhørt 
sig og fået at vide, at Duncan vil danse i 
Carnegie Hall for nogle venner.
”En indbydelse fik jeg, og i et Atelier med 
mange persiske Tæpper paa væggen saa 
jeg en lille spinkel Dame bevæge sig i 
rytmiske Svingninger og gennem skønne 
Stillinger prøve at udtrykke Stemningen 
i Omar´s Hafis´s og Theocratius´ Digte, 
medens disse oplæstes af en Herre med 
Ravnelokker og flammende Øjne. Det 
hele var meget usikkert, meget ufærdigt 
og dog – der var en idé.”

Politiken skriver
Den 6. april 1906 bragte Politiken en 
foromtale med en tegning af Duncan, 
den 23. april 1906 et interview og en 
anmeldelse af forestillingen krydret 
med en ”rapport fra parkettet”.  

Foromtalen 6. april 1906 med overskrif-
ten ”Danserinden med de nøgne Ben” 
er en lille appetitvækker, der baserer 
sig på oplysninger, skribenten må have 
haft et andet sted fra. 

Den 23. april 1906 – dagen for Isadora 
Duncans optræden i Odd Fellow Palæet 
– bringer Politiken et interview med 
hende. Det nævnes i interviewet, at 
Duncan ser slidt ud, og at hun nærmer 
sig de 40 år… men Duncan har på det 
tidspunkt været sidst i tyverne. Hvad 
interviewerne ikke har vidst, var, at 
Duncan var gravid i 18. til 20. uge, idet 
hun 24. september 1906 fødte sit første 
barn. Det var jo nok en af grundene til, 
at hun så lidt slidt ud. 

Duncan fortæller da også i ”Mit Liv”, at 
grunden til turnéen er hendes og hen-
des skoles ganske betrængte økonomi. 
Man får indtryk af, at der ikke har været 
den store kommunikation mellem Dun-
can og journalisterne, idet hun kun sva-
rer, da talen kommer på hendes fødder. 
Her udbryder hun heftigt: 
De må ikke tale om mine nøgne fødder. 
Jeg vil ikke have, at folk ser på dem. Jeg 
har genskabt den klassiske dans. Det jeg 

Tegning i Politiken, 24 april 1906
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vil, er dansens renæssance, de skønne 
linjers spil, det lette henåndede ynde-
fulde, der var over de helleniske kvinders 
dans. Den klassiske rytme – der har De 
ordet! Men folk forstår mig ikke, de sid-
der med deres kikkerter og ser på mine 
fødder. Lov mig i morgen aften ikke at se 
på mine fødder!”

Man kan kun gætte på de nærmere om-
stændigheder, men danskerne og Dun-
can har været langt fra hinanden og 
har i interviewsituationen måske haft 
sprogvanskeligheder. Opholdet optager 
ikke Duncan. Hun har haft sin graviditet 
og dårlige økonomi i tankerne. 

Politikens anmeldelse begynder lidt 
”lunkent”, idet dansen henlå lidt i 
mørke. Senere bliver det erklæret, at 
Isadora Duncans dans er Kunst, og 
at hun har haft ret til at erklære bal-
lettens florskørter og farvede trikot 

krig. Endelig overgav både anmelder 
og resten af publikum sig på nåde og 
unåde, da Isadora Duncan dansede til 
”An der schönen blauen Donau” i fuld 
belysning. Afslutningsvis erklæres, at 
billedkunstens og tonekunstens venner 
bør se denne ”danserinde”, der er disse 
kunsters indviede præstinde. Hvorfor 
danserinde står i citationstegn er ikke 
klart, men måske er Politikens anmel-
der sit fremsyn til trods alligevel lidt på 
vagt over for alt dette nye. 

Også rapporten fra parkettet omtaler 
halvmørket, og at man ser dårligt i sa-
len i det hele taget, hvortil kom, at den 
tribune, Isadora Duncan dansede på, 
var placeret alt for lavt. Videre ærgrer 
det den udsendte i parkettet grumt, 
at det var svært at se Isadora Duncans 
fødder. ”Og det var jo alligevel for deres 
skyld, man havde taget Kikkert med.”

Hun danser nydeligt – ”men alt for til-
sløret”. Moustache fremhæver også ”An 
der schönen blauen Donau“, hvor Dun-
can var i en rød bluse, der gik til over 
knæet. ”Og havde hun bagefter i samme 
kostume danset til Offenbach kan det 
godt være, man havde båret hende i 
guldstol. Nu nøjedes man med at klappe 
hende en halv snes gange frem”.

Endelig citerer Moustache en lidt pudsig 
bemærkning fra en dame i publikum. 
”Tænk hun ikke nøs en eneste gang. Og 
det var egentlig også besynderligt”.

Bemærkningen afslører publikums for-
ventninger: Husarerne er ude for at se 
de bare fødder og er skuffede over, at 
der ikke var mere at komme efter, selv 
om man ser hende som den ægte vare i 
modsætning til Artemis Colonna, (elev 
af Duncan, der optrådte i januar 1905 i 
Scala i København).

Politikens ”rapport fra parkettet” har 
en ironiserende tone – man tager ikke 
Duncan helt alvorligt. I en lidt provin-
siel arrogance og mangel på viden om 
dans ser ”Moustache” sig således i sin 
gode ret til at beklage, at han ikke så 
mere til Duncans bare fødder. 

Politiken leverer endelig en tegning, 
der næsten er en lille film, idet det er 
Duncan i tre forskellige stillinger eller 
attituder, som det er anført som tekst. 
Man får et indblik i, hvordan hendes tu-
nika har set ud og hendes bevægelser, 
idet det fremgår tydeligt, at der f.eks. 
ikke er tale om ballet. 

Svenska Dagbladet skriver
I Stockholm har man i Svenska Dag-
bladet en række positive citater fra de 
danske anmeldere, men artiklen er illu-
streret af en karikaturtegning af Duncan 
afbildet med lille ansigt, bred hals, lu-

dende skuldre og brede hofter. 
De danske og svenske tegninger er me-
get forskellige, men man gætter, at det 
er den samme person, idet tunikaen er 
nærmest identisk hos de to tegnere. Ud-
trykket er forskelligt. Politiken tilstræ-
ber at gengive øjeblikket så tro mod 
sandheden som muligt. Tegningerne fra 
Sverige lægger ikke skjul på at være ka-
rikaturer, men giver alligevel et indtryk 
af Duncans bevægelser.

Berlingske Tidende skriver
Berlingske Tidende har ikke på samme 
måde gødet jorden for Isadora Duncan 
før hendes besøg. Anmeldelsen i den 
borgerlige avis fylder knap en halv spal-
te. Det er ikke så meget. Til gengæld er 
den spækket med oplysninger og vurde-
ringer.

Tonen slås an i første sætning, hvor 
anmelderen får ”klemt ud”, at der har 
været ”forudgående stærk reklame for 

danserinden Miss Isadora Duncan”. 
Efterfulgt af, at det måske nok er for 
meget at kalde hende danserinde. Der 
er ikke tale om andet end ”en række 
plastiske attituder, der prætenderer 
at gengive Botticellis ”Primavera”, Pe-
ris ”Violinspillende engel” og Orpheus 
klage over Eurydike”. Videre viser hun, 
at hun manglede de mest elementære 
begreber om, hvad skøn koreografisk 
kunst vil sige. Det ville hun også selv 
have erfaret, hvis hun havde været i Det 
kongelige teater og set enten ”Orpheus 
og Euridike” og endnu mere i Toreado-
ren. 

Anmelderen medgiver dog, at Isadora 
Duncan besidder en vis plastik, men det 
kan ikke råde bod på hendes bevægel-
sers stereotype ensformighed og hen-
des intetsigende mimik. Hvis der kun 
havde været tale om et enkelt nummer, 
havde det måske kunne gå, men en hel 
aften!!

Tegninger fra Svenska Dagbladet, april og maj 1905
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Det konkluderes, at noget tiltalende 
kunne Miss Isadora Duncans koreo-
grafiske præstation ikke bringe et Kø-
benhavnsk publikum. Men vi fik dog et 
begreb om, hvad amerikanerne forstår 
ved kunst.

Anmelderen fra Berlingske Tidende la-
der sig øjensynligt ikke imponere. Der 
er intet nyt under solen, hun ved ikke, 
hvad dans er og dem, der kan lide Miss 
Duncan omtales som fanatiske beun-
drere.

Så er der bare lige det med, at man ser, 
hvad der ”spiller” hos amerikanerne. 
Det går nok ikke bare at overse Miss 
Duncan, for hun kommer dog fra Ame-
rika.

Et af årets kulturelle begivenheder
At Isadora Duncan kom til Danmark og 
optrådte her har været en begivenhed, 
der ”har fyldt” hos københavnerne. De 
har glædet sig, men været skeptiske 
over for denne her moderne danser. 
Den store fascination har været Isadora 
Duncans fødder, som journalisterne ikke 
kan lade være med at nævne. I det hele 
taget omtales Isadora Duncans udse-
ende meget.

Det er vel for så vidt ikke så underligt, 
at det københavnske journalistkorps 
forholdt sig afventende. Det var ikke 
hver dag, at en så kontroversiel per-
sonlighed kom til hovedstaden. Den 
klassiske, seriøse dans foregik på det 
tidspunkt på Det Kongelige Teater, hvor 
Hans Beck var balletmester og værnede 
om arven efter Bournonville. Dér dan-
sede ingen på bare tæer eller stillede 
spørgsmålstegn ved balletten.

Enhver avisartikel fortæller som ud-
gangspunkt om sit emne, men samti-
dig om den person, der skriver – om 
fordomme, køn, eventuelt politisk eller 
kulturelt tilhørsforhold. En journalist er 
derudover i et vist omfang forpligtet af 
avisens holdninger. Det er således ikke 
overraskende, at Politiken virker mere 
åben over for Duncan end Berlingske 
Tidende. Anmelderen Ch. K. leverer da 
også en nuanceret og seriøs beskrivelse 
af forestillingen i Politikken. Det samme 
kan man for så vidt også sige om anmel-
delsen i Berlingske Tidende, selv om der 
ikke er mange rosende ord at hente, og 

anmelderen ikke lader sig rokke fra eget 
ståsted. 

Københavnerne er blevet lidt rystede 
dengang
Det er svært at sidde i 2013 og tænke 
tilbage på 1906 og overveje, hvordan 
dansen tog sig ud hin aften i april i det 
fine Odd Fellow Palæ. Interessant er det 
imidlertid at have beretninger fra perso-
ner, der rent faktisk har været til stede. 
Det er danske øjenvidner med en dansk 
referenceramme, og især anmelderen 
fra Berlingske Tidende har sin viden om 
dansen på Det Kongelige Teater med sig 
i sin anmeldelse. Endelig har de enkelte 
journalister selvfølgelig haft en person-
lig tilgang til Isadora Duncan, som de 
hver især på den ene side er imponeret 
af, men på den anden side heller ikke vil 
duperes fuldstændig af. 

Københavnerne er blevet rystet lidt i 
deres grundvold, og Duncans besøg har 
skabt røre i den stedlige andedam. Man 
kan tænke, at man ville gyse, forarges 
og beundre Duncan, men har muligvis 
ikke betingelsesløst overgivet sig til 
hendes dans. 

Sæsonen 2013-2014 

Danmarks turné med ’Stormen’. 21. januar - 19. marts. Se arrangører nedenfor. Billetter via arrangør.   

Black Diamond
1.-2. maj. 2014
Vejle Musikteater

Billetter via: Billetten.dk

Black Diamond
9.-11. maj. 2014 
Det Kgl. Teater

Gamle Scene
Billetter via: Kglteater.dk

Black Diamond - next stop: 
Kina | Thailand | Sydkorea 
Polen | Tyskland | Norge | 
Australien m.fl.

JANUAR FEBRUAR  FEB (fortsat) MARTS

21. Sønderborg Teater 03. Nykøbing Falster Teater 18. Værket i Randers 04. Hjørring Teater 

22. Kulturhuset Harmo-
nien, Haderslev

04. Odsherred Teater 19. Horsens Ny Teater 06. Bora Bora, Aarhus 

23. Tønder Kulturhus 05. Nakskov Teater 20. Vejle Musikteater 07. Viborg Teater 

24. Slesvighus, Tyskland 08. Kulturværftet, Helsingør 24. Kolding Teater 12. Vordingborg Teater 

27. Holbæk Teater 12. Oure – skoleforestilling 13. Laboratoriet, Musicon, Roskilde 

29. Morsø Teater 13. Oure – skoleforestilling 14. Roskilde – skoleforestilling 

30. Musikhuset Esbjerg 17. Sønderjyllandshallen, 
Aabenraa 

15. MantziusLive, Birkerød

17. BaltoppenLive, Ballerup

18. Slagelse Teater

19. Viften, Rødovre.

danskdanseteater.dk  
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