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Vialkommen till
festival:display!

festival:display dr ett nytt och efterlingtat inslag inom
dans- och koreografiomradet i Stockholm. Hir kommer du
att f se och uppleva tretton premiirer av nio koreografer
och konstnirer fran olika omrédden inom koreografisk
konst, alla samlade i ett gemensamt &vergripande verk:
festival:display. Festivalen pagér i hela Moderna Museet
under tre timmar och bjuder pa allt ifrdn mekaniska objekts
dans till essi, tvAminuterskoreografier till tretimmarsverk,
publikmedverkan till 8skddandeundersdokningar.

Arets festival r den férsta i en serie som alla pa olika
sitt kommer att behandla formatet och dess relation till
produktion och presentation. Valet av Moderna Museet
som plats for premiidren av festival:display var en sjdlvklar-
het med tanke pa museets historiska och aktuella betydelse
som plats och scen fér experiment och undersékningar
inom konsten.

Att som besdkare ta del av festival:display handlar ocksa
om att sjilv orientera sig med hjilp av karta och tidtabeller,
genom huset och verken. Genom de val man som besékare
gor koreograferar man sin egen rorelse genom museet.

Intresset for att utveckla nya sammanhang for koreografisk
konst att presenteras i, utanfor det konventionella scen-
formatet, har lett oss till att formulera ett nytt koncept
for festival. Att utifrdn ett konstnirsperspektiv initiera
och driva en dans- och koreografifestival, dir vi som
koreografer ocksa deltar med egna verk, innebir ett posi-
tionsbyte dir vara tidigare erfarenheter har legat till grund
for den konstnirliga visionen. Visionen &r att erbjuda en
plats dir det koreografiska verket formuleras utifrén den
konstnirliga idén utan kompromisser mot ett marknads-
anpassat sceniskt format. Att férindra férutsittningarna
som koreografer har att verka inom bidrar till att koreo-
grafisk konst kan expandera och vidga sitt arbetsfilt, bade
idémaissigt och i presentationsformen.

Welcome to
festival:display!

festival:display is a new and much longed-for contribution
in the field of dance and choreography in Stockholm. You
will be able to view and experience thirteen premieres
by nine choreographers and artists from different areas
of choreographic art, all presented in a new context:
festival:display. The festival is presented in the whole of
Moderna Museet during three hours and is offering a range
of artistic outputs such as dance by mechanical objects,
essay, two-minute choreographies, three-hour works,
audience participation and surveys on spectatorship.

This year’s festival is the first in a series that all will
research the question of format and its relation to pro-
duction and presentation. To place the premiere of the
festival at Moderna Museet is an obvious choice especially
in regard to the museum’s historical and contemporary im-
portance as place and scene for experiments and research
within the arts.

Visiting festival:display is also about individual orien-
tation with a map and schedule; through the house and
the works by the participating choreographers. By the
choices you make as a visitor you choreograph your own
movement through the museum.

Our interest to develop new contexts for presentation of
choreographic art beyond the conventional stage format,
has led us to formulate a new concept for festival. To
initiate and produce a dance- and choreography festival
from the perspective of an artist, where we as choreo-
graphers also participate with our own works, implies a
change of position where our earlier experience has con-
tributed to the artistic vision of the festival. The vision is
to offer a place where choreographic work is formulated in
accordance to the artistic idea without compromises to a
scenic and market oriented format. To create new circum-
stances for choreographers to work within contributes to
the expanding and widening field of choreography, both
regarding ideas and forms for presentation.



Vi har bjudit in sju koreografer och konstnirer att
producera ett nytt koreografiskt verk eller forslag direkt
for valfri plats pd Moderna Museet. Koreograferna har
antagit utmaningen utifrén helt skilda férhallningssitt
och ingéngar till vad formatéverskridning kan betyda.

I festivalen har vi ocksd haft en veckas konstnirligt
utvecklingsarbete dir alla koreografer bidragit med work-
shops och diskussioner om sitt eget arbete eller frigestill-
ningar som driver det egna konstnirskapet.

Koreografi, s som man talar om det i dag, ar ett dyna-
miskt och expansivt omréde dir enskilda verk och arbeten
kan ta sig en mingd olika uttryck. Den konstnirliga idén
med festival:display ar att anvinda den spinning och
dynamik som uppstar mellan helt olika koreografiska
verk och didrmed erbjuda en komplexitet av upplevelser i
mote med betraktaren. Ett inkluderande och utmanande
forhallningssitt.

Fér att festival:display ska bli, och kunna presentera,
detta sd har vi bjudit in koreografer vars idéer och verk har
helt olika metoder, uttryck, estetik och inriktning inom
nutida dans och koreografisk konst. Som besokare méoter
man en samling disparata koreografiska verk och férslag
som stiller fragor och péstar saker om koreografins plats
och uttryckssitt.

Den fortgdende diskussionen och undersékandet av nagra
aterkommande fragestillningar har till stor del priglat
arbetet med festivalen. Frigorna har handlat om koreo-
grafins position inom konstomradet, festivalens presenta-
tionsformat, relationen mellan teori och praktik, olika
perspektiv for arbetet med formatdverskridningar, vad det
betyder att byta institution, produktionsférhallanden och
kulturpolitik.

festival:display dr ett forslag p& hur vi kan bryta upp
rddande strukturer inom konstomradet koreografi och
undersdka format, urvalsprinciper och kuratorskap och
formulera det i ett konstnirligt ssmmanhang,

festival:display &r ett inldgg i en rérlig och dynamisk
tid nér det giller utvecklingen av det koreografiska konst-
omradet och en replik i diskussionen runt den konstnir-
liga produkten, férdelningsprinciper och kriterier for
synlighet.

festival:display vill bidra till en férdndring och skapa

en plattform for koreografiska férslag som kriver en ny

terrang.
Vilkommen!
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We have invited seven choreographers and artists to
produce a new choreographic work or proposal on one or
more locations of choice at Moderna Museet. The choreo-
graphers have accepted the challenge with completely
different approaches and entries to what the transgression
of format might imply.

All choreographers have also contributed in the festival
by sharing a week of artistic development work through
workshops and discussions about their work and concepts
that shape their own artistry.

In these times we discuss choreography as a dynamic and
expansive area where single creations and artworks can
address a multitude of manifestations. The artistic idea
with festival:display is to use the tension and dynamics
that arise between entirely different choreographic works
and thus offer the spectator a complexity of experiences.
An including and challenging approach.

In order for the festival to become, and be able to present
this, we have invited choreographers, whose ideas and
works propose different methods, expressions, aesthetics
and orientations within contemporary dance and choreo-
graphic art. As a visitor you meet a collection of disparate
choreographic works and proposals that ask questions and
state things about the place and manifestation of choreo-

graphy.

The ongoing discussion and investigation of a few re-
occuring issues have characterized the festival work
largely. Questions have centered around the position of
choreography within the arts, format of presentation,
relationship between theory and practice, different takes
on working with transcending formats, what it implies to
change institution, conditions of production and culture
politics.

festival:display is a proposal on how we can breach
prevailing structures within the choreographic arts and
explore format, principles of selection, curatorship and
formulate it in an artistic context.

festival:display is a contribution in a variable and dyna-
mic time of development in the choreographic arts as well
as a reply in the discussion around the artistic product,
principles of distribution and criteria for visibility.

festival:display wants to contribute to a change and
create a platform for choreographic proposals that re-
quires a new terrain.

Welcome!
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Vialkommen till
Moderna Museet!

Moderna Museet ir av tradition en institution som tinjer
pa grinser och inte rids det ovintade. Museets identitet
skapades i mangt och mycket genom konstnirliga experi-
ment och uppseendevickande utstillningar som Rorelse i
Konsten, Hon — en katedral och fantastiska hindelser som
Fem New York-kvillar med bland andra Robert Rauschen-
berg (da en livs levande ko var en av aktérerna). Andy
Warhols férsta egna utstillning dgde rum hir och inte i
New York, som man skulle kunna tro. Dans och konst har
alltid samsats och befruktat varandra pd Moderna Museet.
Robert Rauschenberg, konstnir och scenograf fér Merce
Cunningham Dance Company, ir stindigt ndrvarande i
och med att han har tecknat var logga. Jackson Pollock
och Bruce Nauman &r ocksd konstnirer som anvint rérelse
och koreografi i skapandet av sina konstverk, och bada
ar mycket viktiga konstnirer i vir samling. Aven inom
samtidskonsten ir koreografin ofta nirvarande, installa-
tionen styr betraktaren i ett forutbestimt rérelsemonster,
och performance har ménga likheter med scenkonst. Allt
detta sammantaget gor att festival:display och Moderna
Museet ir en sjilvklar kombination. Helt nya koreografier
kommer att ta plats dverallt i museet. Alla koreografer som
medverkar i festival:display har skapat sina verk hir, med
Moderna Museet som utgdngspunkt och inspiration. Alla
som kommer hit ndgon av dagarna i mitten av april kom-
mer att kunna uppleva koreografi som tar sig alla méjliga
uttryck. Hir finns experimentet, det grinséverskridande,
konstnirerna och det ovintade, allt det som ar vi. Rorelse
i Konsten fyller so ar nista &r, 13t oss se festival:display
som en prolog till fédelsedagsfirandet!
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INTENDENT

Welcome to
Moderna Museet!

Moderna Museet is traditionally an institution that
stretches boundaries and welcomes the unexpected. The
museum’s identity springs largely from artistic experiments
and remarkable exhibitions such as Movement in Art and
She — A Cathedral, and fantastic happenings such as Five
New York Evenings, including Robert Rauschenberg (and
a real live cow). Andy Warhol’s first solo exhibition took
place here, not in New York as one would have imagined.
Dance and art have always co-existed and cross-fertilised
one another at Moderna Museet. Robert Rauschenberg,
artist, and artistic advisor for the Merce Cunningham
Dance Company, is ever-present in our logo, designed
by him. Jackson Pollock and Bruce Nauman are other
artists who incorporated movement and choreography
in the creation of their works, and both are prominent
in our collection. In contemporary art, choreography is
also often present. Installations guide the viewer along a
pre-conceived movement pattern, and performance art has
many similarities with the performing arts. Altogether,
this makes festival:display and Moderna Museet ideal
partners. Completely new choreographies will be per-
formed throughout the museum. All the choreographers
participating in festival:display have created their works
here, with Moderna Museet as their starting-point and in-
spiration. Anyone visiting Moderna Museet in mid-April
can experience choreographies expressed in a myriad of
different ways, experimentally, transcendentally, with
artists and the unexpected, everything we are. Next
year is the soth anniversary of Movement in Art — why
not see festival:display as a prologue to the anniversary
celebrations!
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festival:display genomférs i samarbete med Moderna
Museet.
Festivalen stods av Konstnirsniamnden, Stockholms
stads kulturforvaltning och Danscentrum Stockholm.
Media och kommunikation: Titti Grahl, Lena Uhlander.
Programlayout: Micael Bickstrom.

Tack till Camilla Carlberg, UIf Eriksson, Alan Sparrow,
Johan Larje, ccap, Weld, MDT, Adam Appel, Moa Hanssen
och Malin Elgan.

:$88e°

festival:display is produced in cooperation with Moderna
Museet.

The festival is supported by The Swedish Arts Grants
Committee, the Culture Committee of Stockholm and
Danscentrum Stockholm.

Media and communication: Titti Grahl, Lena Uhlander.

Program layout: Micael Biackstrém.

Many thanks to Camilla Carlberg, Ulf Eriksson, Alan
Sparrow, Johan Larje, ccap, Weld, MDT, Adam Appel,
Moa Hanssen and Malin Elgan.

MOTEVA- MUsEs T

L

DANSCENTRUM
STOCKHO LM

ccap

Weld

MED STOD AV GONSTNARSNAMNDEN



CRISTINA CAPRIOLI

F6dd och uppvuxen i Italien, karridr i Europa och USA,
baserad i Stockholm sedan 8o-talet och konstnirlig leda-
re fér ccap. Cristina Caprioli har rént internationella
framgangar, senast med produktionen cut-outs & trees
(2010) som hade premiir pa Biennale Venezia och visades
pa Dansens Hus, Stockholm och London Dance Umbrella.
Cristina Caprioli har initierat tvirdisciplinira projekt som
Talking Dancing (1997), en djupdykning i amerikansk
postmodern dans frén 1970-talet samt festivalen rorelsen
dr en kvinna (2000), om danskonst och feminism, filosofi
och politik. 2008 tilldelades hon en professur vid Dans
och Cirkushégskolan och bedriver studieprojektet after
cover (pagdende) samt forskningsprojektet under cover

(2012-13).

filt (under cover) / cloth (under cover)

Born, raised, and working career in Italy, Europe and the
US, based in Stockholm since the 8os, director of ccap.
Cristina Caprioli’s work has been acclaimed nationally
and internationally, most recently with the production
cut-outs & trees (2010) at Biennale Venezia and London
Dance Umbrella. Her interest lies in structure and disor-
der. She works with units and links, tasks and restrictions,
rules, logic, counter-logics, and hypothetical strategies: to
resist habit and unfold potentiality, to induce form and
produce meaning, to construct and question, examine
and respond, for a choreography which demands, but also
generates attention. She is professor of choreography at
the University College of Dance and Circus in Stockholm.
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filt (under cover)

Serier av rorelser utférs under ett mycket stort ticke.
Tacket déljer rérelsens fysiska pataglighet, medan tickets
boljande veckande yta avticks. Och det som sker under
oversitts till ett veckande boljande skiftande skuggljus,
en koreografi av klarobskyr, en ny/annan bild och en ny/
annan estetisk upplevelse. Dir det tickta/dolda (men ind3
igenkinnbara) avticker sin tickning.

filt (under cover) refererar till Gilles Deleuzes (och Leibniz)
weck« och Maurizio Cattelans installation All (2007).

Koreografi Cristina Caprioli
Under ticket Emelie Johansson och Cilla Olsen

Lingd: 3 timmar

72s0los

Bestkaren kommer till en plats dir Cristina Caprioli un-
der tio minuter visar och leder till rérelse. Besokaren viljer
(eller avstér fran) att folja/hdrma rorelserna efter egen
tolkning och férméga. Hindelsen filmas och besdkaren
far direfter en kopia av det filmade materialet med sig
hem for att pa egen tid och bevag se sig sjilv och kanske
fortsitta dansa.

72s0los arbetar med koreografi som ett intimt utbyte
av rorelser mellan frimlingar, i en dikterad och tillfallig
par-relation dir ett solo blir till, sker genom och tillhér
bada parter, men samtidigt ingendera. 72s0los undandrar
sig det offentliga rummet for att forbli mellan tva. I en
tvasamhet dir dskddning sammanfaller med utférande.

Under festival:display kommer sammanlagt 72 solon att
koreograferas. Materialet omarbetas till en ny koreografi
for att vid senare tillfille presenteras pa en scen.

Koreografi och medverkan Cristina Caprioli. Och du.
Lingd: 10 minuter

Du som vill medverka i 72solos anmailer ditt intresse pa
plats och invintar din tur.

filt (under cover) och 72solos dr ccap produktioner 2011.
Med stdd av Statens Kulturrdd och Stockholms stads
kulturférvaltning.

cloth (under cover)

Series of moves are performed under a huge cloth. The
cloth covers the bodily tangibility whilst the folding of
surface comes to life. And that which takes place under
cover translates into the shifts of light of the folding sur-
face, into choreography of chiaroscuro, a new/different
image, and a new/different aesthetic experience. Where
the covered/hidden (yet recognizable) uncovers itself

anew.

cloth (under cover) refers to the Gilles Deleuze’s (and Leib-
niz’s) foldcand Maurizio Cattelans installation All (2007).

Choreography Cristina Caprioli
Under the cloth Emelie Johansson and Cilla Olsen

Duration: 3 hours

72s0los

The visitor enters a place where Cristina Caprioli during
ten minutes coaches him or her to move. The visitor fol-
lows (or chooses not to) the instructions according to his
or her understanding and skills, in tune with the imposed
narrative, or not. The event is recorded and when leaving
the visitor is given a copy of the filmed material. And may
see him/herself and/or continue to dance.

72s0los works with choreography as an intimate ex-
change of moves between strangers, in a dictated, tem-
porary relationship by which a solo comes about, and
belongs to both parties, yet neither. 72s0los withdraws
from the public gaze to remain a one to one event, where
spectatorship coincides with performing.

During festival:display 72 solos will be choreographed.
The material will be re-elaborated into a new choreo-
graphy due to be performed on a stage.

Choreography and participation Cristina Caprioli. And you.
Duration: 10 minutes

If you wish to participate in 72solos please sign up on
location and wait for your turn.

cloth (under cover) and 72solos are ccap productions 2011.
With the support of The Swedish Arts Council and the
Culture Committee of Stockholm.



REBECCA CHENTINELL

Rebecca Chentinell 4r sedan 2002 verksam som dansare
och koreograf.

Hon har samarbetat med ett flertal konstnirer och
koreografer och &r ocksd en av grundarna till Diggapony
Collaborations. Bortsett frin festival:display har Rebecca
Chentinell bland annat ett pidgdende samarbete med
konstnéren Dragana Zarevska.

Rebecca Chentinell letar efter nya sitt att generera
rorelse och koreografi i kontext och process.

Rebecca Chentinell has been working professionally as a
dancer and choreographer since 2002.

She has been working together with a number of other
artists and choreographers and is also one of the founders
of Diggapony Collaborations. Apart from festival:display
Rebecca Chentinell has started a continuous collaboration
with visual artist Dragana Zarevska.

Rebecca Chentinell searches for new ways to generate
movement and choreography in different contexts and

processes.
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I:T—1:2

KOREOGRAFISKT KONSTVERK

» Varfor ses verket som en produkt, ndgot som uppvisas
och konsumeras?

» Kan ett verk vixa upp, bli sjdlvstindigt och vigra dyka
upp pa premisren?!

1:1—1:2 ir skapat utifrdn en idé om att »verket« redan
existerar d3 uppslaget formulerats, och bryter dirmed
forestillningen om att verket enbart dr det resultat som
presenteras och visas upp, en produkt. Verket blir istillet
en praktik, ett kontinuerligt undersékande som stindigt
formuleras och i sig sjilvt genererar en logik som inbe-
griper och delas av sdvil aktérer som dskddare. Ett férsok
att vidga tankar kring avsindare och 3skadare.

1:1-1:2 likstiller dansen narmare besliktad med konst
till skillnad frdn en uppfattning som hemmahérande
i en teater- och scenkontext. Med en annan syn pa och
definition av dansverket, det koreografiska konstverket,
betraktas alla komponenter likvirdigt och strivar efter
att tillsammans skapa en syntes och helhet. Verkets olika
faktorer ir av lika stor relevans och ingér i ett arbete som
inte sirskiljer férhallningssitt till process respektive pres-
entation. Alla verkets element integreras, blir avhingiga
varandra och skapar sinsemellan en slags funktion snarare
in sceneri. Arbetet har ocksa handlat om att férhélla sig
till tid, badde den faktiska tiden fér process och arbete,
tiden i det att verkets forslag utférs och dven en potentiell
forlingning av idéerna/verket. Férslagen arbetar med be-
métande av publik och okontrollerbara variabler. Verket
blir sitt eget. Inte ett »det« men det som utfors.

DANSKONSTNAR/MEDKONSTNAR

» Varf6r ses dansaren ofta enbart som ett verktyg?

» Kan ett verk »dgas« av dem som utfor det, innehas av
aktorer och askadare?

» Vad sker nir alla medkonstnirer delar ett ansvar och
tillats gbéra egna konstnirliga val?

» Hur kan synen pa danskonstverket, hantverket och det
performativa utférandet férindras?

1:1—1:2 vicker frdgor kring roller inom process och
produktion, férhallningssitt till sdvdl medarbetare,
konstomrédet och konstnirskapet. Arbetet bygger pa ett
likvirdigt foérhéllningssitt gentemot alla medverkande och
utgdngspunkten av att samtliga deltar som egna konst-
nirer med ett eget konstnirskap. Genom diskussioner
och nya definitioner av savil konstverket som synen pé
konstnirerna och det individuella konstnirskapet skapas

I:T—1:2

CHOREOGRAPHIC ARTWORK

* Why view the work as a product, something that is
produced and consumed?

» Can a piece grow up, become independent and refuse
to appear at the premiere?

1:1-1:2 is created out of an idea of the »piece« as already
existing as soon as it’s formulated, and thereby modifies
the conception of the piece as only the presented result, a
product. The piece becomes instead a practice, a continued
investigation that constantly is being formulated and in
itself develops a logic that involves and is being shared by
both performers and spectators.

1:1—1:2 assimilates and consider dance more closely
related to fine art apart from a view based on a theatrical
and stage context. With a new view and definition of the
dance piece, the choreographic art work, all components
are considered equivalent and strive to build a synthesis.
The different factors of the piece are of equal importance
and part of a work that doesn’t distinguish the relation-
ship towards process and presentation. All the elements
of the work are integrated, interdependent of each other
and create a kind of function rather than scenery. The
work has also focused on time, both the actual time for
process, the time in which the proposals of the piece are
performed and also a potential continuation of the idea/
work. The proposals construct different perceptions and
uncontrollable variables. The piece becomes its own. Not
an »it« but what is implemented.

DANCE ARTIST /CO-ARTIST

* Why the dancer is often related to as a tool?

e Can a work be »owned« by those who perform it,
possessed by performers and spectators?

» What happens when all co-artists share a responsibility
and are allowed to make own artistic choices?

» How can the perception of dance art, the craft and the
performative performance change.

1:1—-1:2 raises questions about the roles in a process and
production, relationship towards employees, arts and
artistry. The work is built on an equal approach towards
all the participants and that everyone is their own artist
with their own artistry. Through discussions and new
definitions of both the artwork and the perception of the
artists and the individual artistry a rich platform and basis
for the work and practice is created.

Based on this thesis the work is continued with the

II.



en generds plattform och grund fér arbetet och praktiken.

Utifr&n denna tes handlar arbetet vidare om individu-
ella och gemensamma konstnirliga intressen och val vilket
avgor inriktning. Processen ir ett konstant testande och
bollande med idéer och uppslag som sedan praktiseras och
fordjupas. Parallellt finns en konstant analys som bestér i
att utvirdera uppslagen i férhéllande till egna konstnirliga
intressen och den grund som vi tillsammans definierat.

Fragestillningarna har varje dag kravt ett ifrdgasittande
av sin egen konstnirliga ingang och roll i projektet, och
har inneburit ett stérre och mer likvardigt ansvar och
engagemang. Koreografin blir inte ndgot som férmedlas,
varken fran koreograf till dansare eller frdn dansare till
publik, utan ndgot som utférs och erfars. En vision har
varit att alla som utfor och 4r delaktiga i verket innehar
det. Forslaget inkluderar dven en publik.

1:1—1:2 dr ett tvadelat verk: tva sidor och férslag med ut-
gangspunkt i samma idé men med olika férhéllningssitt,
process och metod.

I1
1:1 dr ett koreografiskt system byggt av olika lager. Genom
sin samexistens skapar skikten en ny definition och kom-
plexitet som istillet fér att férmedla »ndgot« ger fokus at
utférandet. 1:1 utrdttas av Dragana Zarevska och pagar
under hela festivalens tre timmar, med nédvindiga pauser.

1:1 dr ett verk av omvardnad och tillblivelse, en strivan
efter att skapa en relation till platsen. Genom ritualer
och dvningar relaterade till verk av Carolee Schneemann,
arbetar aktdéren med att férkroppsliga och bli Schnee-
mann. Ett blivande, i motsats till en hyllning, sldpper ak-
toren fri pé en okontrollerbar bana som inte gar att styra.
Konstnirerna inbjuder dig att se, lyssna, kommentera,
prata med och knyta an till verket. 1:1 4r omvardnadens
och tillkomstens perversion. Verket kombinerar museets
lokalvérdares sysslor med en stridvan om att bli en av de
mest inflytelserika konstnirerna inom performance.

Jag forsoker bli Carolee Schneemann, hon férsoker bli
Carolee Schneemann.

1.2
I 1:2 pagar ett konstant arbete och analys, en avstimning
som férutsitter viljanden. Valet att gora eller inte gora,
att ingd eller avstd. Olikformade forslag och péstdenden
skapar inom respektive ramverk en egen logik genom att
bolla mot specifika parametrar, intressen, godtycke och
behag. Alla medverkanden, savil aktorer som besdkare
iar inkluderade och likstillda, men viljer sedan sjilva hur,
nir och pé vilket sitt de vill delta. Genom att rikta kon-
centrationen at det aktuella i att rérelsen, materialet och

12.

individual and shared artistic interests and choices which
determines the orientation. The process is a constant
testing and juggling with ideas and suggestions which are
then practiced and deepened. Parallel, there is a constant
analysis that evaluates the proposal in relation to the own
artistic interests and the basis on which we have defined
together.

These issues has every day determent questioning
the own artistic input and role in the project, meaning
a greater and more equal responsibility and commit-
ment. The choreography is not something that is com-
municated, neither from choreographer to dancer or
dancer to audience, but something that is performed and
experienced. A vision has been that everyone engaged and
involved in the work holds it. The proposal also includes
an audience.

1:1—1:2 is a two-divided piece: two sides and a proposal
based on the same idea but with different approaches,
process and method.

I:1
1:1 is a system of layers put on top of each other. By co-
existing the layers creates a new definition and complexi-
ty rather than to convey »something« and focuses to the
pursuit. 11 is done by Dragana Zarevska and fulfill the
whole three hours of the festival, with pauses if necessary.

1:1 is a piece of maintenance and becoming, a desire to
create a relation to the place. Through rituals and exercises
related to works by Carolee Schneemann, the performer
works on embodying and becoming Schneemann. The
becoming, contrary to a tribute, sets the performer free
on a route that is uncontrollable and out of hand. The art-
ists’ invites you to watch, listen, comment, chat with and
attach to the piece. r:1 is the perversion of maintaining and
becoming. The piece combines the chores of the cleaning
staff with the aim to become one of the most powerful
artists in performance art.

I'm trying to become Carolee Schneemann, she’s trying
to become Carolee Schneemann.

1:2
In 1:2 a constant work and analysis progress, a reconci-
liation that requires selections. The choice to do or not to
do, to enter into or refrain. Different proposals and state-
ments create their own logic within each framework by
bouncing against specific parameters, interests, prudence
and allurements. All appearances, both performers and
visitors, is included and assimilated, but then choose for
themselves how, when and in what way they want to par-
ticipate. By directing the focus to the present and current



forslagen praktiseras, dterstdr det som &r intressant och
relevant fér varje individ vid varje specifikt tillfalle.

1:2 utférs av Rebecca Chentinell, Ludde Hagberg,
Josefine Larson Olin, Anna Suatan och Andrea Svensson
och bestér av ett antal olika forslag och uppslag som rea-
liseras och arbetas med, vissa niir de bestks, andra nir
andan faller pa.

1:1—1:2 har initierats och formulerats av Rebecca Chenti-
nell men ir realiserat tillsammans med alla medkonst-
nirer. 1:1 pigar festivalens hela tre timmar. 1: 2 féreslés och
utférs pd obestimda och luststyrda tider under festivalen

da det besoks.

Medkonstnirer:

Daniel Andersson arbetar med ljus- och scendesignkol-
lektivet Sutoda. Sutoda gér nya scenkonstprojekt, ljus-
design och scenbild, initierar egna projekt samt samarbetar
med teatrar, museer och fristdende aktérer.

Ludde Hagberg, Danseur noble.
Erika Magnusson, scenograf, kostymdesigner, konstnir.

Josefine Larson Olin arbetar som dansare och koreograf och
har samarbetat med koreografer och konstnirer i Sverige
och internationellt sedan 2009.

» 1:2 &r jag intresserad av utdvarnas makt &ver vad vi
g6r, och hur vi arbetar med parametern livekonst i ett
rum som ir amnat fér materiell, mer kapitalistiskt praglad
konst. Verket utmanar stigmatiserade strukturer gillande
metod, och konst som (slut)produkt.«

Anna Suatan har arbetat med moderna och nutida koreo-
grafer, kompanier, TV och underhillning,

»I detta pdgdende verk finns en fri och generés plats
att tillsammans med andra konstnirer dela min egen syn,
upplevelse och ingdng till konsten och skapandet. Det som
intresserar och driver mig dr upplevelsen av det som gér
att férnimma i tomrum, tystnad. Vad finns dar? Nir och
hur uppstér det? Lyssna till och uppmirksamma den del
av mig/oss som stindigt pagar i ett evigt kreativt fléde.«

Andrea Svensson har jobbat som dansare sedan 1992.
»Det som gor att jag dr kvar i yrket och fortfarande
tycker att det dr relevant dr att mina frgor, min instéllning
och mitt férh8llningssitt hela tiden omdefinieras. Med-
skapande i olika grad ir inte alltid 14tt, men ltt dr heller
inte det jag strivar efter. Dans kan vara allt frdn okom-
plicerad dansglidje, viljan att réra pa sig och ett sitt att
verkligen utmana kroppens fysiska grinser till ett stilla-
stdende och letande efter anledning att éverhuvudtaget

while the movement, material and proposals are practiced,
only what'’s interesting and relevant to each individual
remains at each specific moment.

1:2 is performed by Rebecca Chentinell, Ludde Hagberg,
Josefine Larson Olin, Anna Suatan and Andrea Svensson
and consists of a number of different proposals and ideas
that are realized and worked with at undefined and lust-
driven occasions when visited.

1:1-1:2 has been initiated and formulated by Rebecca
Chentinell but is equally worked with and realized to-
gether with all collaborators. 1:1 will last the entire three
hours of the festival. 1:2 will be proposed and executed
at undefined and lust-driven appointments during the
festival when visited.

Co-artists:

Daniel Andersson is educated at the Dramatic Institute and
works with the lighting and stage design collective Sutoda.
Sutoda makes new performing arts projects, lighting and
stage design, initiating own projects as well as working
together with institutions and other artists.

Ludde Hagberg, Danseur noble.
Erika Magnusson, stage designer, costume designer, artist.

Josefine Larson Olin works as dance artist, and have been
collaborating with choreographers and artists in Sweden
and internationally since 2009.

»In 1:2, ] am interested in the performers’ influence over
what we Are doing, and how we work with the parameter
»live art«in a room that is intended for material, more capi-
talistically marked art. The piece challenge stigmatized
structures regarding method, and art as a (final) product.«

Anna Suatan has worked with modern and contemporary
choreographers, companies, television and entertainment.

»This enduring work is a free and generous place to share
my own views, experience and input to the arts as well as
creativity with other artists. What interests and motivates
me is the experience of what can be perceived in vacuity,
silence. What is there? When and how does it take place?
Listen to and observe the part of me/us that are constantly

in an eternal creative flow.«

Andrea Svensson has worked as a dancer since 1992.

»The reason for me to stay in the profession and what
still feels relevant is that my questions, my preferences
and approach constantly is being redefined. This often
involves a creative process of varied scale, which is not
always easy, but easy is not what I strive for. Dance can be

13.



rora sig eller »gora«. Nir Rebecca kom med férslaget till
verket lit det som en méjlighet till omprovning och det dr
det som lockar mig - hur trogna vara gemensamt skapade
regler kan vi vara? Jag tolkar projektet som en uppmaning
och &nskan om att »ta plats« pa flera plan och det kiinns
lustfyllt, lekfullt, koncentrerat och &ppet.«

Dragana Zarevska, Makedonien, visual artist med stark
koppling till dans och performance. Arbetar frimst med
video/film och grafisk design, konst samt som dansare
och performer.

»Jag dr verkligen beroende av litteratur, och har varit
det under hela mitt liv. S8 jag antar att jag dr intresserad
av sprak. Jag tror ocksé att tal kan riddda liv, s3, ord och
talande 4r mitt intresse i det konstnirliga. Scheherazade,
till exempel, raddade sitt liv genom att prata.

Hur kan man inneha ett verk? var fragan vi cirklade runt
med Rebecca Chentinell alldeles i bérjan av arbetets start.
Hur man visar att man innehar det ir mitt personliga
bekymmer. Vi bestimde oss fér att kombinera praktiken
i att underhalla (museet) och att forsdka att bli Carolee
Schneeman. Ungefir som att blasa nytt liv i splittringen
mellan Dr. Jekyll och Mr. Hyde, med lite Deleuzian filosofi
(konceptet av att bli) i synapsen mellan dessa tva roller.
Och vi férsoker undvika dialektiken mellan dem nir vi
arbetar med verket, forresten. Riktig magi.«

Tack till ccap for repetitionslokal, Danscentrum, MDT,
Dance Studio Dune (Burgas), Carolee Schneemann, Maria
Dacheva, Petia Stoikova, Svenska Stuntgruppen, Sweden
Martial Art Centre, familj, vinner och figelvakter.

Med st6d av Kulturridet

MED STOD AV GONSTNARSNAMNDEN
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anything from simple dance delight, the desire to move
and a way to challenge the body’s physical limits to a still-
ness and searching for the reason to move or »do« at all.
When Rebecca came up with the proposal for the work
it sounded like an opportunity for reassessment which is
what attracts me — can we stay true to the rules we made
up together? [ understand the project as an invitation and
wish to take placecon several levels and it feels enjoyable,
playful, focused and transparent.«

Dragana Zarevska, Macedonia, is a visual artist with a
strong relation to dance and performing arts. Working
primarily with video/film and graphic art as well as a
dancer and performer.

»I'm really dependant on literature, and have been
throughout my whole life. So, I suppose, [ am interested
in language. I also think that speaking can save a life, so,
talking and saying are my interest in the artistic. Sche-
herazade, for instance, saved her life by talking.

How to possess a piece? was the question we were spin-
ning around with Rebecca Chentinell in the very begin-
ning of the start of this work. How to show the posses-
sion of a piece is my personal concern? We decided to
combine the practice of one maintaining (the museum)
and trying to become Carolee Schneeman. Something like
living the split of Dr. Jekyll and Mr. Hyde, with a little bit
of Deleuzian philosophy (the concept of becoming) in
the synapse among those two roles. And, we are trying to
avoid the dialectics between them while working upon
the piece, by the way. Heavy witchcraft.«

Thanks to ccap for rehearsal studio, Danscentrum, MDT,
Dance Studio Dune (Burgas), Carolee Schneemann, Maria
Dacheva, Petia Stoikova, The Swedish Stunt Group,
Sweden Martial Art Centre, family, friends and bird
guardians.

With support of The Swedish Art Council and The
Swedish Arts Grants Committeé






LUDVIG DAAE

Utbildad pa Kungliga Svenska Balettskolan i
Stockholm och P.A.R.T.S. i Bryssel. Verksam
som koreograf och dansare sedan 2006.

Som koreograf fascineras Ludvig Daae av
foérestillningssituationen dir hans arbete

e framst inriktar sig pa metoder for att pa oli-

_i_'!'-" ka sitt bjuda in publiken till en upplevelse.

dec fﬁ‘ Hans koreografier har ofta en fysisk och
- .‘“; : rorelsebaserad utgdngspunkt dven om den

specifika rorelsen inte star i fokus.

Hans arbeten har visats pd bland annat
Batard Festival (BE), Vooruit (BE), Dansens
Hus i Oslo, Dansens Hus i Stockholm och

Rencontres Choregraphiques Internatio-
nales de Seine Saint-Denis (FR).

Ludvig Daae ir &ven intresserad av att utfors-
ka olika arbetsmetoder och gruppkonstella-
tioner. Han &r en av grundarna till den kol-
laborativa dansgruppen ches:co, och deltog
2010 i ENPARTS campus i Belgrad, Serbien.

Férutom medverkan i festival:display
turnerar Ludvig Daae i Tyskland, Schweiz,
Belgien, Nederlinderna, Frankrike, Oster-

rike och Norge med tre koreografier under
varen 2011: Romantic Afternoon, ett kyss-
verk av koreograferna Verena Billinger

och Sebastian Schulz, Simulations, en
koreografi av Robin Jonsson baserad
pé tv-spel och Market, ett solo som
skapades under Deborah Hay’s Solo
Performance Commissioning Project.

Foto Pontus Pettersson

Studied at the Royal Swedish Ballet School in
Stockholm and P.A.R.T.S. in Brussels. Working
as a dancer and choreographer since 2006.

As a choreographer Ludvig Daae is fascinated
by the performance situation, where his work
focuses on different methods for inviting the
audience to an experience. Although his choreo-
graphies are often based on physical motion, they
are not focused on the specific movement.

His works have been presented at Batard Festi-
val (BE), Dansens Hus, Oslo (NO), Vooruit (BE),
Dansens Hus, Stockholm (SE) and Rencontres
Choregraphique Internationales de Seine Saint-
Denis (FR) among others.

Ludvig Daae is also interested in exploring diffe-
rent working methods and group constellations.
He is one of the founders of the collaborative
stage group ches:co, and in 2010 he participa-
ted in the EU initiative ENPARTS Campus in
Belgrade, Serbia.

Apart from participation in festival:display,
Ludvig Daae is touring in Germany, Switzer-
land, Belgium, Netherlands, France, Austria and
Norway with three choreographies in the spring
of 2011: Romantic Afternoon, a kissing piece by
choreographers Verena Billinger and Sebastian
Schulz, Simulations, a choreography by Robin
Jonsson based on computer games and Market,
asolo, created during Deborah Hay’s Solo Perfor-
mance Commissioning Project.



MM

I MM méter publiken Ludvig Daae som koreograf, utévare
och dskadare. MM jobbar med ett format som ibland liknar
ett kommentatorspar pad en DVD. P4 sd sitt kan protago-
nisten uppfattas som dskadare och vice versa.

»There is nothing more natural than to consider every-
thing as starting from oneself, chosen as the center of the
world; one finds oneself thus capable of condemning the
world without even wanting to hear its deceitful chatter.«
GUY DEBORD

»Look at her, looking at herself«
GUS VAN SANTS to die for

Koncept och koreografi Ludvig Daae
Film Joanna Nordahl

Lingd: 20 minuter

Tack till ccap for repetitionslokal, Daniel Réhn, MDT
Med stéd av

WORSK KULTURRAD

MM

In MM the audience will meet Ludvig Daae as a choreo-
grapher, performer and spectator. MM has a format that
sometimes resembles the director’'s commentaries on a
DVD. In this way the protagonist can be experienced as a
spectator and vice versa.

»There is nothing more natural than to consider every-
thing as starting from oneself, chosen as the center of the
world; one finds oneself thus capable of condemning the
world without even wanting to hear its deceitful chatter.«
GUY DEBORD

»Look at her, looking at herself«
GUS VAN SANT'S to die for

Concept and choreography Ludvig Daae
Film Joanna Nordahl

Duration: 20 minutes

Thanks to ccap for rehearsal studio, Daniel Réhn, MDT

With support of

NORSK KULTURRAD

driy Comiiedl Moruan
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NASTA UPPSLAG: PROGRAM OCH KARTA
NEXT SPREAD: PROGRAM AND MAP

PA KARTANS BAKSIDA: DAG-FOR-DAG-PROGRAM
BACK SIDE OF MAP: DAY-TO-DAY PROGRAM
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Samma program presenteras alla fyra dagar / The same program is presented all four days.

Tisdag/Tuesday 12 april
Fredag/Friday 15 april
Lérdag/Saturday 16 april
Séndag/Sunday 17 april

17.00
14.00
13.00
14.00

filt/cloth (under cover)

Cristina Caprioli

17.15
14.15
13.15
14.15

17.30
14.30
13.30
14.30

17.45
14.45
13.45
14.45

18.00
15.00
14.00
15.00

18.15
156.15
14.15
15.15

18.30
15.30
14.30
15.30

18.45
15.45
14.45
15.45

19.00
16.00
15.00
16.00

72solos
. I'1
Rebecca Chentinell
I:2
Ludvig Daae MM

Marcus Doverud Till exempel: en koreografi

displaced

Marie Fahlin

Spegelbegravning / By Mirrors

Helena Franzén Undantag / Exceptions

Albin Karlsson Fragmented Dance 1

och Fragmented Dance 2

Bjorn Renner Fragmented Dance 3

Anna Koch Unfolding

For information om varje verk, se presentationen av respektive koreograf.
For information about each work, see presentation of each choreographer.
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STARTTIDER SAMTLIGA PROGRAMPUNKTER
STARTING POINTS ALL PERFORMANCES

cc
RC
LD

MD
MF
HF

Cristina Caprioli
Rebecca Chentinell
Ludvig Daae
Marcus Doverud
Marie Fahlin
Helena Franzén

AK/BR Albin Karlsson och Bjorn Renner

AK

Anna Koch

Tisdag/Tuesday 12 april

17.00

17.15

17.40
17.50
18.00

18.10
18.35
18.45
18.50
19.15
19.25
19.35

filt /cloth (under cover) CC
72s0los CC

1 RC

1:2 RC

Fragmented Dance 1 AK/BR
Fragmented Dance 3 AK/BR
Unfolding AK

MM LD

Spegelbegravning / By Mirrors MF
Fragmented Dance > AK/BR
Undantag /Exceptions HF
Spegelbegravning / By Mirrors MF
Till exempel: en koreografi MD
Fragmented Dance > AK/BR
Spegelbegravning / By Mirrors MF
Undantag /Exceptions HF
displaced MF

Fragmented Dance 2 AK/BR
Undantag/Exceptions HF

MM LD

Fragmented Dance > AK/BR

Loérdag/Saturday 16 april

13.00

13.15

13.40
13.50
14.00

14.10
14.35
14.45
14.50
15.15
15.25
15.35

filt /cloth (under cover) CC
72s0los CC

1:1 RC

1:2 RC

Fragmented Dance 1 AK/BR
Fragmented Dance 3 AK/BR
Unfolding AK

MM LD

Spegelbegravning / By Mirrors MF
Fragmented Dance > AK/BR
Undantag/Exceptions HF
Spegelbegravning /By Mirrors MF
Till exempel: en koreografi MD
Fragmented Dance > AK/BR
Spegelbegravning / By Mirrors MF
Undantag /Exceptions HF
displaced MF

Fragmented Dance > AK/BR
Undantag/Exceptions HF

MM LD

Fragmented Dance > AK/BR

Fredag/Friday 15 april

14.00

14.15

14.40
14.50
15.00

15.10
15.35
15.45
15.50
16.15
16.25
16.35

filt /cloth (under cover) CC
72s0los CC

1 RC

1:2 RC

Fragmented Dance 1 AK/BR
Fragmented Dance 3 AK/BR
Unfolding AK

MM LD

Spegelbegravning / By Mirrors MF
Fragmented Dance 2 AK/BR
Undantag /Exceptions HF
Spegelbegravning / By Mirrors MF
Till exempel: en koreografi MD
Fragmented Dance > AK/BR
Spegelbegravning / By Mirrors MF
Undantag /Exceptions HF
displaced MF

Fragmented Dance > AK/BR
Undantag/Exceptions HF

MM LD

Fragmented Dance > AK/BR

Sondag/Sunday 17 april

14.00

14.15

14.40
14.50
15.00

15.10
15.35
15.45
15.50
16.15
16.25
16.35

filt /cloth (under cover) CC
72solos CC

11 RC

1:2 RC

Fragmented Dance 1 AK/BR
Fragmented Dance 3 AK/BR
Unfolding AK

MM LD

Spegelbegravning / By Mirrors MF
Fragmented Dance > AK/BR
Undantag /Exceptions HF
Spegelbegravning /By Mirrors MF
Till exempel: en koreografi MD
Fragmented Dance > AK/BR
Spegelbegravning / By Mirrors MF
Undantag /Exceptions HF
displaced MF

Fragmented Dance > AK/BR
Undantag/Exceptions HF

MM LD

Fragmented Dance 2 AK/BR







MARCUS DOVERUD

Marcus Doverud arbetar som koreograf, dansare och
kock. Han dr Stockholmsbaserad och arbetar internatio-
nellt pa frilansbasis sedan han utexaminerades frin
Mimutbildningen vid Teaterhdgskolan i Stockholm 2006.
Marcus Doverud har ocksd studerat estetik pd magister-
niva vid Sédertérns Hogskola.

Till exempel: en koreografi

Férestillningen utgérs av den skrivna texten pd mot-
stdende sida med titeln Till exempel: en koreografi. Utdver
texten finns en iscensittning av denna som gar att vara
med om i Moderna Museets auditorium.

Text, koreografi, produktion Marcus Doverud
Inspelning Marcus Doverud, Bure Holmbick och Liv Strand

Lingd: 26 minuter, 17 sekunder

Marcus Doverud is working as a dancer, choreographer and
cook in the performing arts and education. He is currently
Stockholm-based and has been active as a freelancer in art-
related performances internationally since he graduated
from the Stockholm Academy of Dramatic Arts in 2006.
Marcus Doverud also carries MA-studies in aesthetics
at the Institution for Culture and Communication at
Sédertérn University in Stockholm.

Till exempel: en koreografi

The performance consists of the written text (next page)
entitled Till exempel: en koreografi, and a staging that you
can take part of in the auditorium. This choreography is
yet only given in Swedish.

Text, choreography, production Marcus Doverud
Recording Marcus Doverud, Bure Holmbéck and Liv Strand

Duration: 26 minutes, 17 seconds

Till exempel: en koreografi
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Till exempel: en koreograh

DEN HAR TEXTEN ir en koreografi och det finns ingen méjlighet att forstd den
utan att i ndgon mening ocksd gira den, pa samma sitt som det inte gar att uppleva
en iscensittning utan att i ndgon mening ocksé gora den, eller kanske dnnu hellre;
bli gjord av den.

I det féljande vill jag uppmirksamma relationen teori — exempel for att synlig-
gora de omstindigheter som kan sigas utgéra méjlighetsbetingelserna fér menings-
skapande inom det iscensattas sammanhang. Jag vill samtidigt forsoka exemplifiera
denna relation med utgdngspunkt i den nedanstdende skrivna texten, den hdr texten,
da den utgér det féreliggande mediet f6r den i ldsande stund pagdende koreografiska
iscensittningen.

Den hir texten ér ett férsdk att visa det performativa som aktivt i all lisning och
samtidigt, ur den gesten, utvinna mojligheten att géra koreografi pa ett nytt sitt.
Ett nytt sétt att gora genom denna specifika koreografi, ett méjligt nytt sitt for all
mojlig koreografi.

Ett tinkandets spanning mellan en teori och dess exempel &r - vill jag hdr mena -
omsesidig med spanningen mellan en koreografisk iscensittning och vad den kan
sdgas gbra de som nirvarar under det att den dger rum.

Alla i och med en koreografisk iscensittning nirvarande ir en del av hur den
iscensatta hindelsen konstitueras, allt med olikartade erfarenheter och uppmairk-
samt férnimmande dir.

Hur den koreografiska kompositionen kan uppfattas sinnligt utgér exemplet pad
den teori vilken den koreografiska kompositionen foreslar.

Ett format betyder en férutsittning. En given tids-rumsligt avgrinsad utstrackning
snarare dn den omfattning ndgonting tar sig. All typ av kommunikation &r beroende
av sitt format for att artikulera en innebdérd. Till exempel: Hur vi, du och jag, skapar
forutsittningar f6r hur en iscensatt lishindelse kan dga rum for att gora ett férsok
som detta mojligt.

Da begreppet teori héller etymologin; av theorein »att se pa« av theorétos »det
som later sig skddas« och theoros »askadare« blir det redan hir svart att skilja den
blick vi anldgger frén de saker och ting som later sig skadas (i och med denna ordets
bakgrund av 3skddning ir det litt att f6érstd teorins sammanblandning med det
iscensattas sammanhang).

Nir vi begir ett exempel sé dr det for att fa vart seende riktat. Till exempel:
»Ge mig ett exempel for jag vet inte vart jag skall tittal«, eller »Jag forstdr inte hur du
ser for att se det du talar om, exemplifieral«, eller »Hur kan jag komma pad ett exempel

Till exempel: ett format

25.
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Exemplets status

som tydligt visar hur detta abstrakta begrepp fungerar?« Exemplet ir ett sitt att forma
teorin, att skapa samanhang och begrinsa virlden fér att kunna f8 syn pa det aktuella
seendet, det seende vi anlagger for att férséka se ndgot nytt.

Till exempel: Ett nytt par glasdgon ér bara anvindbara om de far oss att se ndgot
vi inte sg med véra gamla glaségon. Eller om de fér oss att se nya ut.

Seendet ser alltid ndgot, och detta ndgot bekriftar s3 seendet som fenomen och
handling, men blicken sjélv ir svér att se. Den blick som viljer vad den ser, som viljer
sina exempel i stillet for att bara se vad den (blicken) rdkar falla pa. Den blick vi
medvetet anlidgger sdsom synsitt, den blick som kallas teori.

Férhallandet mellan teori och exempel blir in mer angeléget da vi genom att for-
mulera teorier férsoker spara konstens objekt inom den samtida konstvetenskapen,
filosofins objekt i termer av vishet, sanning och vara, eller ett estetikens objekt inom
det utbredda filt estetiken utgér, osv. Alla dessa discipliner och teoribildningar rér
sig genom att formulera en praktik dir seendet inte kan skiljas fran vad det ser, dir
det exempel mot vilket en teori riktar sig utgor teorins intentionalitet eller riktadhet.
Rérelsen teori — exempel bryter ddrmed upp dualismen teori — praktik och tvingar
sjdlva skadandet teorin att erkinna sig sjalv som praktik infdngad i den disciplin den
soker skada.

Skriften som dessa dskddningar kan generera i egenskap av dokument &r inte
nddvindigtvis en performance, men alltigenom performativ dvs skriften dndrar
pa vad den talar om genom hur den ir skriven.

Teorin (in)formeras av format. Fér att kunna bli skddad som seende behover
teorin exemplifieras.

Exemplet dr alltid en del av det synsitt en teori vill féresld. Exemplet dr ingen analogi,
metafor eller metonym. Exemplet ir en del av kompositionen som for ett 6gonblick
stiller sig utanfér kompositionen for att gora den mojlig att fatta, en draghjilp.
Exemplet existerar aldrig autonomt utanfér teorin men alltid som del av denna.

Att stilla en frdga och anvinda ett exempel som inledande gest i ett anférande 4r
ett effektivt sitt att ge en blickriktning, att rikta blicken mot vad den dstundande
utliggningen skall komma att handla om, ett sitt att skapa férviintan, skissera en
miljoé och skapa ett ssmmanhang, Ett exempel redogér for de omstindigheter under
vilka vi befinner oss eller uppfinner omstindigheter under vilka vi skulle kunna
befinna oss for att visa pa eller délja de olika positioner den talande, de 8hérande,
och inte minst teorin, anférandet och framstillningen aktiverar. Exemplet skapar
en milj6 for det synsitt som skall goras gillande for att det skall kunna anvindas,
beldggas eller vederliggas.

Relationen teori — exempel aktualiseras nir vi skriver om nigot eller forsoker
tinka ndgot genom exempel. Formatet fér den typ av teoretisk framstillning som
behandlar det estetiska utgdrs ofta av att ett exempel i form av bild, hindelse eller
text ledsagar det synsitt som gors gillande.

Sa fragar jag mig: I vilken utstrickning kan en teori dissocieras frén sitt exempel
ochivilken utstrickning kan en text eller koreografisk iscensittning utgora sitt eget
exempel, exemplifiera sig sjilv som teori?

Nir »férfattaren« drar fram sina teorier ur den gemensamma erfarenhet ett
suggestivt exempel kan bibringa skapas ibland kinslan av ett helt och slutet system
dir exemplet tjinar som fond och bakgrund vilken ger tydliga konturer at den
framlagda teorin, det framlagda betraktelsesittet.

Exemplet fungerar genom att det utgér ndgot annat dn vad det vill exemplifiera,
exemplet dr inte en analogi — mer av samma i en annan form, utan en skillnad - néstan
men inte helt detsamma for att avancera.



Exemplet kan sigas existera som den kéinda delen av det okénda en teori féreslar.
Alltsd ett slags 6ppning fér att borja skapa en forstielse for det okdnda vilket den
foreliggande teorin forsdker skdda. Exemplet dr det nagot vilket det féreliggande
verkar vara, och dirigenom &r. Exemplet skiljer sig alltsa inte frén teorin da det att
generera ett resonemang genom exempel utgor sjilva skddandet. Att exemplifiera en
teori dr inte franskilt det skddande teorin gér gillande, alltsd; exemplet gor teorin till
nagonting aktivt. Nagot, vilket gor det majligt och fruktbart att tinka om rollen som
askddare i relation till en iscensittning dar dskddandet utgor mojlighetsbetingelserna
for det iscensatta.

Exemplet ir inte lingre ett objekt ute i vilden, och tjinar sd inte som objektiv
referent utan en blickriktning vilken fér oss att géra ett seende. En teori uppkommer
baraiden man den har nagot att rikta sig mot, men nir detta seende, denna teori och
blickriktning vil dr iscensatt dppnar sig en méjlighet som utgors av ett 6gonblick
for teorin att ta sig nya uttryck, att réra sig ndgon annanstans, att se vidare.

Exempel utgor alltid ett villkorat tillstdnd av retrospektion dd exemplet dmnar
blicka tillbaka pa vad det avser exemplifiera. S8 viks det tillryggalagda avstdndet, som
exemplet har fatt oss firdas, tillbaka 6ver det vi redan sag f6r att i grunden férindra
det.

Exemplet ir den kinda delen av ndgot oként en teori soker skéda.

Det hir dr ingen experimentell framstillning men vil en text som alla texter ocksa
ir en iscensittning i bemirkelsen ett formaterat antal tecken ordnade pa en yta i
en viss ordning. Texten kommer i sin tur att generera nya utféranden producerade
av olika lasningar, genom att lisas hastigt, genom att lisas ordagrant, hoppas 6ver,
genom att ldsas med en blick som vandrar dver sidan for att l4sa eller 1ata bli att l4dsa
en speciell fotnot, en ldsning som skriver till, stryker ut... etc.*

1. Fotnoter (vid sidans fot) dr anvindbara d& »férfattaren« vill f »ldsaren« att se ndgon
annanstans, eller stipulera nirvaron av en annan talare i texten. Ett sitt fér »forfattaren«
att bli en annan talare.

Till exempel
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Den hdr sidan har limnats blank avsiktligt



Féregdende sida kan uppfattas som en textkoreografisk sjalvmotsigelse, som visar att
nagonting inte dr ddr genom att vara ddr, vilken bidrar till ytterligare ett exempel
pa hur skrivandet blir performativt. I och med det pastidda (att sidan ir blank)
omintetgdrs det pastddda (sidan ér inte lingre blank eftersom det aktuella pastiendet
ockuperar sidan). Ett exempel som kan sigas redogéra fér den performativa sjilv-
motsigelsen: Vad ndgot visar kan motsiga eller snarare motgéra vad detta ndgot gor.

Den enkla kopplingen mellan skriven text och koreografi som khoreia- (unison dans)
+ -graphia (skrift) r alltsd inte det jag r intresserad av hir. Jag talar om texten som
hindelse varfér den har ndgot gemensamt med den koreografiska iscensittningen
som hindelse.

En text allierar sig med iscensittning i det att den blir till pd nytt d& den lases.
Blir till pd nytt f6r var gdng den ldses, av samma person eller en annan person, eller
samma person som dr ny. Texten ir performativ for vad den gér med de och det som
kommer i kontakt med den. Den hir texten utgdr en intention som skriven och
en annan som list. Nir helst den blir list tillfogas en ny intention. Nir den skrevs,
skrevs den for att bli skriven. Nér den nu lises, skrivs den pa nytt av lisaren for att
bli l4st. Alla intentioner en text héller paverkar naturligtvis vilka nya intentioner
som kan genereras av den.

I forsta rummet fungerar skriften som en display vilken later den skrivande se hur
de linjer och plan som dennes meningar utgér representeras grafiskt av bokstiver
som bilder av ljud - fonem som representerar de ljud som den skrivande férestiller
sig. [ andra rummet fungerar skriften som en kommunikation. En kontakt som kan
formedlas 6ver tid och rum. Skriften férlinger tiden och rummet och utékar pé sé
vis kommunikationens utstrickning. Denna férlingning - fordréjning dr ndgot som
skiljer det férsta och det andra rummet &t.

Det andra rummet innehaller det férsta och skapar ett tredje rum nir skriften/
koreografin packas upp eller reflekteras pa nytt, av samma individ som nedtecknade
den i forsta rummet eller av en annan.

Over det avstdnd som utgér tiden mellan det nu skrivna (det férsta rum i vilket
den hir texten nu blir till) och det nu lista (nidr du som ldser den hir texten gor din
ldsning) transporteras mojligheten till ett nytt meningsskapande. Bada tiderna ryms
i texten/koreografin.

Jag vill foresld en teori om dskaddarskap som engagemang och omsorg. Kraften hos
denna vilja dr inte bara en stil utan kanske rent av en nédvindighet fér att en teori
om &skadarskap som engagemang skall kunna formuleras. En teori som kan tillimpas
fritt pa vilket som helst exempel som gér att fa syn p& med denna teori, varfér jag
hir inte kan ge vidare exempel pa detta dskddande da det uppstar i och med att ett
nytt exempel skddas, enastdende hos var och en som omsorgsfullt uppmarksammar
teorin.

Seendet (teorin) riktar sig alltid mot ngot (exemplet) vilket som helst, men
sittet pa vilket seendet riktar sig dr avgdrande for vad som later sig skadas.

Till exempel: en hindelse
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Utbildad vid School for New Dance Development i Am-
sterdam. Sedan 1992 verksam som koreograf och dansare.

Marie Fahlins intresse inom koreografi 4r undersokan-
det av hur rorelsen skapas, hur den bearbetas till att bli
specifik, och sedan utvecklas till »exakt diffus«. Under
de senaste dren har Maries arbete koncentrerats pa att
utforska och utvidga det koreografiska filtet i relation
till andra konstformer. Upplosandet av grinserna mellan
konstarterna, dir koreografi kan byta position och media
och mojliggéra en rorelse i konsten, en tidslig och rumslig
forskjutning, skapar nya terringer. Diarigenom blir koreo-
grafi ett begrepp i rorelse snarare 4n manifestation av en
form.

Marie Fahlin har skapat ett fyrtiotal koreografier, sévil
solon som stérre gruppverk, béde i Sverige och inter-
nationellt. Kommande projekt dr bl.a. sequenza tillsam-
mans med pianisten Lisa Ullén och Kindchen med konst-
niren Jenny Berntsson. Marie driver ocksd KU-projektet
Unheimliche Verbindungen pd Kungl. Konsthogskolan med
konstniren Filippa Arrias.

Spegelbegravning /

By Mirrors \ \ 4
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Educated at School for New Dance Development in Am-
sterdam. Working as a choreographer and dancer since
1992.

Marie Fahlin’s interest in choreography lies in research-
ing how movement is created, how it is processed to
become specific, and then developed into »exact g
diffuse«. During the last years Marie’s work has et
been focused on researching and expanding the
choreographic field in relation to other art
forms. By dissolving the borders between
the art forms, letting choreography :
shift position and medium and '
enable a movement within
the arts, a displacement of &
time and space, creates new
terrains. Thereby choreo-
graphy becomes a concept
in motion rather than a

. - . .
manifestation

of a form.

Marie Fahlin has _
created more than 40 s
choreographies, solos as well as
large group pieces, both in Sweden ;
and internationally. Upcoming
works includes sequenza with pianist
Lisa Ullén and Kindchen with artist
Jenny Berntsson. Marie is also working
with the artist Filippa Arrias in the artistic development
project Unheimliche Verbindungen at The Royal Institute
of Art.




displaced

I ett samarbete med den

engelske tonsittaren och pianisten Leon Michener
unders6ker Marie Fahlin metoder f6r 6verféring och
tolkning inom koreografi, ljud och bild.

Med utgdngspunkt i ett antal verk ur Moderna
Museets samlingar har ett 40-tal korta koreografier
skapats. Dessa disparata rorelsestudier presenteras,
den ena efter den andra och bredvid varandra, i en
koreografi utan komposition. displaced ir en samling
som #r ett verk utan ordning och utveckling, det dr en
g yta som bearbetas till ett rérligt collage vars delar byts
A ‘ﬁ ut och omformuleras efterhand. I displaced finns inte
" f négot tema eller idé som definierar form; material och

i rorelser har valts | S utifrén hur de pa-
< . vetandet och
levelsen :

sens rorelse

3 verkarmed-

kroppen ror rorel-
tar med borjan, dr dar.

sen. Vi arbe-
displaced foreslar en ny samling, av rérelser

och resonanser.

Marie Fahlin

musiker Leon Michener
Siri Lepp, Paul Johnson
och Marie Fahlin

I Koreograf
s~  Kompositor och

Dansare

pagér i 6o minuter, du ir
att komma och gé nir du vill

displaced

vilkommen

Tack till ccap for repetitionslokal, Dans-

centrum, MDT

| MED STOD AV @ONSTNARSNAMNDEN

By Mirrors

Lingd / Duration: 10 min.

Spegelbegravning/

Koreograf / Choreographer Marie Fahlin
Dansare / Dancers Siri Lepp, Anna Suatan

displaced

In a co-operation with the English composer and
pianist Leon Michener methods for transmission
and interpretation within choreography, sound and
visual projection are tested.

With astarting point in a number of works from the
Moderna Museet collection 40 short choreographies
have been created. These disparate movement studies
are presented, one after the other and beside each
other, in a choreography without composition. dis-
placed is a collection, and a work, without order and
development. It is a surface that is being created into
a moving collage whose components are exchanged
and re-formulated along the way. In displaced there
is defining no theme or idea; material and movement
have been selected primarily from their effect on con-
sciousness, the experience of the movement of the
movement and how the body moves the movement.
We're working with the beginning, we are there.
displaced proposes a new collection
- of movements and resonances.

! Marie Fahlin
musician Leon Michener

Choreographer \
Composer and
Dancers Siri Lepp,

displaced is pre-
You are welcome

N sented during 60 minutes
to come and go as you want

Thanks to ccap
for rehearsal
studio, Dans-

centrum, MDT

With support of
The Swedish
Arts Grants
Committeé




HELENA FRANZEN

Helena Franzén 4r dansare/koreograf utbildad vid Balett-
akademien i Stockholm och Danshégskolans koreograf-
utbildning.

Helena Franzén har en diger meritlista bdde som
dansare och koreograf. Hon har utvecklat ett personligt
rorelsesprék laddat med intrikata floden, explosivitet och
poetisk nirvaro. Fysiska funktioner, anatomiska strukturer
och dynamiska forlopp 4r terkommande teman i hennes
koreografiska arbete. Helena Franzén har koreograferat
nirmare 70 verk och har flera tita samarbeten med ton-
sittare och musiker bakom sig. 2010 presenterade hon tva
helaftonsverk, I'm Not Looking Back och Trigger Point, som
béda fick ett fantastiskt mottagande. Under 2011 &r Helena
Franzén aktuell med uppdrag fér GoéteborgsOperan,
Skanes Dansteater och Regionteater Vist.

Undantag/
Exceptions

32.

Helena Franzén is a dancer/choreographer educated at
Balettakademien and the University of Dance and Circus
Stockholm.

Helena Franzén has an extensive résumé both as a dancer
and choreographer. Over the years she has choreographed
some 70 pieces. She has developed a personal movement
vocabulary, charged with intricate, physical challenges and
explosiveness. Helena Franzén has been commissioned to
create works for the Goteborg Ballet, Skénes Dansteater,
Norrdans, DDT Company, Copenhagen and the Royal
Opera in Copenhagen. She also teaches technique class,
repertoire and composition in Sweden and abroad. 2010
she created two full-evening performances, I'm Not Looking
Back and Trigger Point, both widely acclaimed. In 2011
Helena Franzén will create works for the Géteborg Ballet,
Skanes Dansteater and Regionteater Vist.

Askadarplats /
Viewpoint

Pran 2
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Undantag

I det nya verket Undantag bjuder Helena Franzén in
publiken till en lek med perspektiv och att se dans i repris.
Koreografin utnyttjar korridorens hela lingd p& 8o m,
vilket skapar ett extremt scendjup. Inledningsvis skénjer
man dansarna pa avstdnd, som en hiagring. Under verkets
gang r6r de sig nirmare publiken och framtrider som
individuella kroppar, for att avsluta titt inpa. Askadaren
ges mojligheten att skirpa blicken fér detaljer och skapa
nya tolkningar av koreografin. Fér dansarna sitts rumsliga
spelregler upp, som kan handla om att undvika att se
fram4t, undvika att dansa med hela sin héjd, undvika att
vara ibalans. Dessa regler 4r de »undantag« som gett namn
at koreografin. Koreografen Helena Franzén dansar sjilv
tillsammans med Katarina Eriksson och Moa Westerlund
till livemusik av Jukka Rintamiki.

Koreograf Helena Franzén

Dansare Katarina Eriksson, Helena Franzén och
Moa Westerlund

Kompositor och musiker Jukka Rintamiki
Musiker Mattias Helldén

Kostymor Audrey Littman

Producent Birgit Lindholm

Lingd: 17 minuter

Med stdd av Statens Kulturrad

Foto Joachim Franzén

Exceptions

In her new work Exceptions Helena Franzén invites the
audience to a play with perspectives and to see dance in
replay. The choreography makes use of the whole length
of the museum’s 8o m corridor, creating an extreme stage
depth. Initially, one can discern the dancers in the dis-
tance, like a mirage. During the piece they move closer to
the audience, appearing as individual bodies, and finishing
up close. Viewers get a chance to strain their eyes for
detail and create new interpretations of the choreography.
Spatial rules are set up for the dancers, such as to avoid
looking ahead, to avoid dancing at full height, to avoid
being in balance. These rules are the exceptions« from
which the choreography gets its name. Choreographer
Helena Franzén herself dances on stage, together with
Katarina Eriksson and Moa Westerlund, to live music by
Jukka Rintamiki.

Choreographer Helena Franzén

Dancers Katarina Eriksson, Helena Franzén and
Moa Westerlund

Composer and musician Jukka Rintamiki
Musician Mattias Helldén

Costume designer Audrey Littman

Producer Birgit Lindholm

Duration: 17 minutes

With support of The Swedish Art Council
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ALBIN KARLSSON OCH
BJORN RENNER

Albin Karlsson ir konstnir, utbildad pa Konstfack och
verksam sedan 2002. Albin Karlsson har de senaste dren
genomfort ett antal experimentella konstprojekt pa bl.a.
Fargfabriken i Stockholm, Umed Universitet och Eskils-
tuna Konsthall. Kinetiska objekt, installationer och
offentliga uppdrag dir tid, vixande och férginglighet har
varit centrala inslag.

Bjorn Renner #r regissér och grafisk formgivare, utbildad
pa Konstfack och verksam sedan 2000. Bjérn Renner har i
sina filmiska arbeten 14tit minskliga sinnestillstdnd ta sig
fysiska uttryck genom att arbeta med koreografi, klippning
och animation. Dansen i sin vidaste bemirkelse har spelat
en central roll, oavsett om det handlat om experimentella
konstfilmer eller musikvideos som till elektropop-duon
»The Knife«.

Albin Karlsson is educated at Konstfack, Stockholm, and is
active as an artist since 2002. Albin Karlsson has in recent
years performed a number of experimental art projects,
among others at Firgfabriken in Stockholm, Umed Uni-
versity and Eskilstuna Konsthall. Kinetic objects, installa-
tions and public commissions in which time, growth and
perishability have been essential elements.

Bj6rn Renner is educated at Konstfack, Stockholm, and
is active as a director and graphic designer since 2000.
Bjorn Renner has in his cinematic works translated human
states of mind into physical expressions by using means
of choreography, editing as well as animation. Dance in
its widest sense has played a central role, regardless of the
movie being an experimental art movie or a music video
as for the Swedish electro pop duo »The Knife«.

Fragmented Dance

34.
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Fragmented Dance

I ett forsok att undersoka rorelser som ligger utanfér den
minskliga kroppens mojligheter skapar Albin Karlsson
och Bjérn Renner mekaniska varelser som reagerar pa
och koreograferas av ljudimpulser. Tanken #r att via
fysiska experiment skapa rérelser som gar utdver det som
ar minskligt och samtidigt studera vad som hinder nir
kroppen tar slut och mekaniken tar vid. Att testa minsk-
liga grinser. Genom att skala av och férvringa kroppens
proportioner uppstar nya rérelser och uttryck som kan
te sig bade frimmande och ibland rentav skrimmande.
Den mekaniska dansens ryckiga och krilande koreografi
ackompanjeras av ett pistolskottsliknande ljud som de
pneumatiska lederna ger ifrén sig, P4 sa sitt forstirks upp-
levelsen av en »frenetisk artificiell balett«.

Kostym Helena Hertov Duration:

Latex Andreas Hammar 1. 180 min.
Casting Johanna Bjérkqvist 2. 15-30 min.

Assistent Oskar Andersson 3. 180 min.

Tack till / Thanks to

®
Yorkshire
Artspace

& SVC

Med st6d av / With support of
Stiftelsen framtidens kultur

Fragmented Dance

In an attempt to examine movements that lie beyond
the possibilities of the human body, Albin Karlsson and
Bjorn Renner build mechanical creatures that react on
and are choreographed by sound impulses. The idea is to
create movements via physical experiments that reach
further than what is human and by doing so to explore
what happens when the human body comes to it’s end
and blends into mechanics. Simply: To test human bound-
aries. By isolating and distorting sections of the body new
movements and expressions are created which can have
a uncanny or even frightening effect on the viewer. The
jerky and crawly choreography of the mechanical dance
is accompanied by a gunshot-like sound generated by the
pneumatic limbs inside the body. This enhances the ex-
perience of a »frenetic artificial ballet«,

Costume Helena Hertov Duration:
Latex Andreas Hammar 1. 180 min.
Casting Johanna Bjérkqvist 2. 15-30 min.

Assistent Oskar Andersson 3. 180 min.
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ANNA KOCH

Anna Koch ir dansare, koreograf och méngsysslare inom
konst samt kurator inom dans, performance, konst, musik
och teori. Under aren har hon varit engagerad i koreo-
grafiska projekt bade nationellt och internationellt. For
fem &r sedan startade hon Weld som #r en arbetsplats
for konstnirer, ett rum for residens och en produktions-
plattform.

Anna Kochs arbete som konstnir ir av ifrdgasidttande och
kritisk natur. Hon ror sig gérna i Lo-Fi format och virjer sig
for det monumentala. Hon intresserar sig f6r konstnérliga
forslag under utveckling och att utforska och mejsla fram
metoder och tillvigagdngssitt.

I sitt experimentella undersékande finns ett starkt intresse

for hur konst kommunicerar, vilken idévirld och praktik
den manifesterar och aktiverar genom dialog.

Unfolding

Anna Koch is a dancer and choreographer with wide
working experience in the arts. She is acting as curator
in the fields of dance, art, music and theory. Down the
years she has been engaged in numerous choreographic
projects, national as well as international. In 2006 she
founded Weld — a work site for artists, residential space
and production platform.

Asan artist, Anna Koch works in a questioning and critical
vein. She is interested in Lo-Fi formatting and seeks to
avoid the monumental. She takes an interest in artistic
proposals still in development and in exploring and chisel-
ling methods and practices.

In her experimental exploring there is a strong interest
in how art communicates, how ideas and practices are
manifested and activated through dialogue.

36.
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Unfolding 20110228
B.

Den levande kroppen ateraktualiseras just nu i museets
kontext. Gamla verk rekonstrueras. Dans och performance
ges en allt stérre plats. Ett tydligt tecken pé att man vill
levandegéra miljon och skapa ett samspel mellan objekt,
kropp och betraktare. 6o-talet »re-visited« nu med nya
erfarenheter. Man refererar ofta till denna period. Det &r
manga som har velat ta del av vad den erbjod av happe-
nings, performance och aktioner. Det sitter dir i rygg-
raden som priglad historia och som nagonting atravirt
att fantisera kring,

C.

Eva Léfdahls konst i det férsta utstallningsrummet, var dir
for att sondera terringen infor denna festival. Efter att ha
lagt mirke till hur golvet med dess rutménster egentligen
ser ut och efter att ha lyssnat pa en flidkt vid en vigg som
alltid later som dov elektronmusik i alla utstillningar, in-
spireras jag av bada dessa detaljer och sjilva utstillningen.
Som koreograf dr det dock inte helt l4tt att gora ndgot hir
pa museet. Det dr tungt av historia.

E

Brian O’'Doherty skrev i Inside The White Cube om vad
den vita blanka kuben, utstillningsrummet, kunde ses
som i en fas innan den allt mer problematiserades: »The
white cube became art-in-potency, the enclosed space an
alchemical medium«. Det vita rummets potential, ett rum
oppet for férvandling och moéjligheter, ett vackert isolerat
rum. (Om vi nu bestimmer oss for att rikta fokus just pa
denna »alkemiska process« s kommer vi att se ndgot for
en kort stund, sedan borta).

E.

En kvinna skrev: »Valdet finns dir.« Jag férstar henne.
Valdet finns, men inte hir, s just dirfér hir (efter att jag
fragat besokare av olika 8ldrar om de kan ge mig ett minne
fran museet eller en vision om négot som de inte tagit del

av men som de skulle vilja se).

A.

Det finns en central punkt nir man kommer in i entré-
hallen hir pd museet. En av de kanske mest energifyllda
platserna i denna byggnad. En punkt dir man tar beslut
efter vilket behov man har av det som erbjuds hir inne. Har
dépt den till »360° of consumption or bodily cravings«.
Hir kommer det att borja.

Unfolding gor varse det simultana i historiska lager, fik-
tiva hindelser och det omedelbara som uppstér i méotet.
Unjolding visas pd noga utvalda platser i museet, savil i en-

tréhallen som i samlingssalar, under tre timmar dagligen.

Unfolding 20110228
B.

Right now there is a revival of the living body in the mu-
seum context. Old work gets reconstructed. Dance and
performance are given a place. A clear sign that one wants
to bring life to the environment and to create an inter-
action between objects, body and viewer. 60’s »re-visited«
now with new experiences. One often refers to this period.
We are many who wanted to take part of what was offered
of happenings, performances and actions. It is there in the
spine, it marked the history, and it is something desirable
to phantasize about.

C.

A while ago in my exploration process for this festival I
took part of Eva Lofdahl’s art in the first exhibition room.
After having noticed how the floor with its grid pattern
looked like, and after been listening to a fan in one wall
that always sounds like dark drone electronic music in all
the exhibitions, I let myself get inspired by these details
and the exhibition itself. As a choreographer, it is not easy
to create something here. It is loaded with history.

E

Brian O’Doherty wrote in Inside The White Cube what
the white blank cube, the exhibition space, could be seen
as in a phase before it was further problematized: »The
white cube became art-in-potency, the enclosed space an
alchemical medium«. The white room’s potential, a room
open to transformation and opportunity, a beautiful and
very isolated room.

E.

One woman wrote: »The violence is there.« I agree with
her. The violence exists but not here, so therefore here
(I have asked visitors of different ages if they can give a
memory from the museum or a vision of something they

would like or would have liked to see).

A.

There is a key point in the entrance hall of the museum,
perhaps one of the most energetic places in this building.
A point for decision of what one needs from what is
offered here, the body prior to a decision. I've named it
»360° of consumption or bodily cravings«. Here is the

beginning.

Unjolding attempts to reveal the simultaneous in the meet-
ing of historical layers and fictional occurences to create
factors of immediacy. Unfolding is presented on carefully
selected spots in the museum, in the entrance hall as well
as collection halls, during three hours a day.
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Mer fran
festival:display

— Om vi visionerar fritt, hur skulle koreografins ckade
nirvaro pa konstinstitutioner och museer kunna bidra
med nya upplevelser och andra perspektiv? Jag tinker pa
enskilda verk men ocksa pa strukturer, presentationer och
program. Tanken r spinnande och utmanar idéer runt hur
vi tinker om koreografins plats och méjligheter.

— Ett annat 6nskemuseum?! Den littare, snabbare och
Oppnare platsen. Den mer rorliga formen. Byggnaden som
en konstnirlig kropp dér tillfalliga grinser kan dras och
sedan avligsnas av ndgon annan for att ersittas med en
friga av en tredje. En pdminnelse om det immateriella

virdet som konsten har.

— Vad har koreografi fér plats i ett konstsammanhang?
Att presentera festivalen pa en plats och i en kontext som
Moderna Museet placerar dans och koreografi i konst-
faltet, ndgot som har stor betydelse f6r sévil arbetet med
verken, festivalen i sin helhet och i diskussionerna kring
festivalen. Det &r ett stillningstagande f6r, och forhall-
ningssitt till, sdvil sitt eget konstnérskap som faltet i stort.

- Om och om igen gér man tankevurpan att distingera
mellan koreografi och konst, eller s& gér man som vi har
gjort, kallar det koreografisk konst.

- Om vi tianker att vi inom konstomradet arbetar inom
olika tekniker: skulptur, koreografi, text etcetera, sd 16ser
vi upp grinser och férminskande strukturer. Det dr en
grundférutsittning f6r att fortsitta driva utvecklingen av
koreografi mot en mer expanderad terring.

— Sjalv tror jag att fordndring borjar i och med att vi som
konstnirer i koreografi sjilva definierar vad vi vill, och
formulerar det i ssmmanhang som vi sjilva skapar. Férst
d& kommer omradet att utvidgas.

- Incitamentet till att formulera festival:display var ju att
skapa ett ssmmanhang fér koreografer att presentera verk
i som understker koreografins forhéllande till formatet.
Aven sjilva festivalen fringér den vedertagna relationen

38.

More trom
festival:display

— If we envision independently, how could the increased
presence of choreography at art institutions and museums
contribute with new experiences and other perspectives?
I'm thinking about single works but also structures,
presentations and programs. The idea is exciting and
challenges how we think about the place and possibilities
of choreography.

— The Museum of Our Wishes?! The lighter, faster and
more open place. The more variable form. The building as
an artistic body with temporary verges that can be made
and then removed by someone else, to be replaced again
with a question of a third. A reminder about the intangible
value of art.

— What is the place for choreography in an art context?
Locating the festival in a context as Moderna Museet situa-
tes dance and choreography within the field of art. This
is of profound significance for the development of the
works, the discussions and the festival as an entity. It is
an approach and positioning to ones own artistry as well
as the festival at large.

- Over and over one distinguishes between choreography
and art in a mind flip. Or one could do as we have done
and call it choreographic art.

— If we assume that we within the arts field work with
different techniques: sculpture, choreography, text and so
on, then we will dissolve boundaries and reducing struc-
tures. That is an essential condition to enable development
of choreography toward a more expanded terrain.

- I think that change starts when we as choreographic
artists define our interests ourselves, in a context we create
by our own. Only then the field will expand.

— The incitement to formulate festival:display was to
create a context for choreographers to work within
especially through researching choreography in relation
to format. Even the festival itself renounces the conven-



mellan verk och struktur och blir till i en process med de
medverkande koreograferna.

- Jag tinker mig festivalen som ett filter genom vilket
man kan férindra bade blick och férhallningssitt till plats
och arbete, bide fé6r konstnirer och askadare.

— Hur presenteras nista festival med tanke pa de yttre
ramverken och var konstnirliga vision, och hur ser den
visionen ut nista gdng? Ska vi g vidare eller hitta ett annat
perspektiv? Hur férinderlig dr festival:display? Hur kan
den ténjas, vridas och veckas?

- Vi har ju ocksé diskuterat hur festivalen kan arbeta sig
bort fran idén om platsspecifikt till att snarare specificera
en plats i sig, oavsett var den visas.

— Festivalens koncept, undersékande och testande av for-
matet och hur man férhaller sig till det genom sitt verk,
och sin verksamhet, har blivit mer och mer intressant ju

nirmare festivalens premiir vi kommit.

- Det ar ju tydligt att vi, alla koreografer, har angripit det
pa vildigt olika sitt och att det berér alla delar i processen,
fran idé till ett presenterat material.

- Jag tycker ocksd att det dr intressant att titta pa det frén
perspektiven den egna utvecklingen/invecklingen respek-
tive faltets utveckling/inveckling.

- Sjalv upplever jag att jag har rért mig bort frdn mitt
omréde, bort fran det jag vet. Formatet har f6r mig blivit
en fraga som handlar om rérelsens filt, hur identifierar
man den, var befinner den sig? Hur kan man hélla kvar
den samtidigt som den forsvinner?

— Jag har tagit tillfillet i akt att arbeta med och féresla
sddant som annars inte kinns méjligt, bdde rumsligt, kon-
textuellt och idémaissigt.

— Just testandet, experimentet om man s vill, den oav-
slutade formen, den forsvirade situationen man stiller
upp for sig sjilv, upplever jag som oerhért stimulerande.
Och det har till viss del att géra med sammanhanget. Kons-
tigt nog sa kinns det vildigt befriande och tillatande att
osikra sitt konstnirskap i den hir miljén, lite férvadnande
kanske?!

- Ja, och samtidigt vildigt »triffsikert«. Jag tror att det dr
konstellationen festival:display och Moderna Museet som
har majliggjort det.

- Det ska bli spinnande att se vilka nya konstnarliga av-
vikelser och insatser som kommer att bli en del av och
formulera nista festival:display!

tional relationship between the works and the structure
and turns into a process in relation to the participating
choreographers.

- Iimagine the festival as a filter through which you could
alter your approach and view of space and work for both
artists and spectators.

- How will we present the next festival considering the
external frames and our artistic vision, and what is the
vision next time? Shall we continue in the same direc-
tion or choose another perspective? How changeable is
festival:display? How can it be stretched, twisted and
pleated?

— We have also discussed how the festival could specify a
place in itself and move away from the idea of site specific
work, irrespective of where it takes place.

— The concept of the festival, investigation and tryouts of
format in relation to the works, has become increasingly

interesting as we are closing up on premiere.

- It’s obvious that we, the participating choreographers,
have approached this in various ways and that it involves
all parts of the process, from idea to the presented material.

- I find it interesting to watch it also from the perspectives
and correlation of the individual and the field’s process to

evolve/involve.

- My experience is that [ have moved away from what is
known to me. The format has become a question about the
field of movements. How to identify it? Where is it situa-
ted? How can you keep something as it simultaneously
disappears?

— I have used this opportunity to work with and propose
things that usually doesn't feel possible. Both spatially,
contextually and conceptually.

- I experience the try outs, unfinished form, problema-
tized situation and experiment if you'd like, as tremen-
dously stimulating. Partly that has to do with the context.
Strangely enough it feels very liberating and allowing to
unleash your artistry in this environment, a bit surprising
maybe?!

- Yes, and in the same time very »right on spot«. I think
it’s the constellation festival:display and Moderna Museet
that has made this possible.

- It will be exciting to see what new artistic devia-
tions and inputs will be part of and formulate the next
festival:display!




www.festivaldisplay.com
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