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Wake Up Topia.
Samskabelse og kunstnerisk integritet

Af Emilie Lund

Abstract
Essayet reflekteres over kunstneriske og metodiske tilgange til samskabelse. Der gives
eksempler pd, hvordan grupper med forskellige passioner kan involveres i kunstneriske
moderW

It reflects on artistic and methodological approaches to co-creation. Examples are
provided on involving groups with different passions in artistic encounters.
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I Danmark s& kun 77.315 publikummer danseforestillinger i seesonen 2023/24, mod over 1,1
millioner i teatret og 180.000 i operaen. Dans og serligt eksperimenterende dans har ofte ry for
at veere kompleks, utilgeengelig og abstrakt. Spergsmalet melder sig: Er eksperimenterende dans
for eksklusiv til at engagere bredere publikummer? Og hvordan kan man som scenekunstner abne
formaterne, uden at kompromittere den kunstneriske kvalitet?

Denne artikel tager afsaet i projektet Wake Up Topia, skabt af kompagniet Black Circle - Eluda
Dance Co. ledet afkoreograf Emilie Lund i samarbejde med lyddesigner og performer Petra Banke.

Projektet Wake Up Topia kombinerede eksperimenterende scenekunst med samskabelse i 4
danske byer, og undersogte, hvordan deltagelse og kunstnerisk praksis kan sameksistere. Artiklen
kombinerer praksisrefleksioner og teoretiske perspektiver, inspireret af den relationelle sestetik
(Nicolas Bourriaud) og teori om det tredje rum (Homi Bhabhas). Artiklen soger at bidrage til
diskussionen om publikumsrelationer og deltagelse i eksperimenterende dans.

Projektets ramme og intentioner

Wake Up Topia blev gennemfort i Aarhus, Nykebing Mors, Horsens og Vinderup med lokale
grupper, der delte en passion eller et handveerk som tegning, musik, permakultur m.m. Deltagerne
var som udgangspunkt ikke vant til at se eksperimenterende scenekunst.

Projektet bestod af to dele: en eksperimenterende forestilling og en co-creation-workshop.
Ambitionen var at skabe et “tredje rum”, hvor medet mellem kunstnere og medskabere kunne
veere gensidigt inspirerende og eestetisk frugtbart. Hver co-creation-workshop blev tilpasset den
specifikke deltagergruppe. De fire deltagergrupper bestod af:
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Wake Up Topia, Co-Creation workshop, Bystuen, Vinderup 2025.

Gruppe et: Hojskoleelever Mors (15 deltagere): Eleverne kom fra valgfagene Forfatterveerksted
og Permakultur (baeredygtig dyrkning) pa hejskolen i Nykebing Mors. De var unge voksne,
der - trods lidt temmermaend - gik abent ind i gvelserne. Gruppen viste tydelig lyst til at dele ud
af sig selv, men vi ndede ikke helt i mal med at finde tid og plads hertil.

Gruppe to: Strikkere og “movers” i Aarhus (17 deltagere): Denne gruppe bestod af unge “movers”
der udgver forskellige fysiske aktiviteter i den tidligere amtsygehusbygning (teknisk afdeling) samt
deltagere, der havde strik som fritidsinteresse. Stemningen var opleftende og gruppen arbejdede
seerlig godt med collagebilleder, men havde brug for mere klarhed med gulvevelserne.

Gruppe tre: Tegneholdet i Vinderup (8 deltagere): Tegneholdet modtes fast i Bystuen og bestod
primeert af voksne deltagere, hvoraf flere ogsa arbejdede med keramik, stal eller andre materialer.
Gruppen havde en steerk fordybelsespraksis og en markant diversitet i personligheder. De var
gode til at dele ud af sig selv og stette hinanden i processen.

Gruppe fire: Musikerne i Horsens (7 deltagere): Den sidste gruppe var musikere tilknyttet Plat-
form-K. De havde en faglig tyngde og insisterede pa at fastholde musikken som centrum, ogsé nar
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de blev inviteret ind i mere abstrakte refleksioner. Samtidig bar gruppen praeg af preestationsbehov
som vi forspgte at modulere. Deres skrivelyst i en af gvelserne, spaendte vidt - fra lange poetiske
tekster til korte og meget konkrete handleplaner.

Hygge som metode - samskabelses struktur

Vores forste format blev afprovet med to forskellige grupper; hojskoleeleverne i Nykebing Mors og
strikke-/movergruppen i Aarhus. Det fulgte strukturen: introduktion, afslapningsevelse, skriveovelse,
collage, ovelser pa gulvet, forestilling (med bdde vores og deltagernes materiale) og samtale.

Denne struktur viste sig dog hurtigt at vere for stiv. Vi havde for travlt og bevaegede os
for meget pa vores egen banehalvdel, hvor vi kom til at bruge intern, faglig terminologi. Vi talte
langt mere, end vi lyttede — og dermed fik vi ikke skabt den ngdvendige tryghed. Derudover
forsegte vi os med sporgeskemaer for at kortlegge deltagernes udgangspunkt, men det skabte
afstand. Selve forestillingen blev sveekket af forsoget pé at inkorporere deltagernes input i vores
egen grundide (mere herom senere).

P4 baggrund af disse erfaringer udviklede vi derfor et mere dbent format: kaffe og kage,
introduktion, visning af forestillingsfragmenter, afslapningsovelse, skriveovelse, en co-creation jam,
kolde drikkevarer og kunstpostkort.

Hygge og tryghed beted i praksis, at vi opholdt os i medskabernes/deltagernes egne lokaler,
tog os tid til at medes over en kaffe, fortalte personlige historier som motivation for projektet
(vi blottede os), og viste fragmenter af forestillingen uden lys eller visuelle effekter (materialet
fremstod upoleret og intimt). Vi italesatte desuden, at ingen skulle “preestere” noget. Hyggen
fungerede som en bevidst metode til at skabe neerver og sarbarhed, sa deltagerne turde tage
chancer, lege med og dele ud af sig selv. Dette format blev afprevet med tegneholdet i Vinderup
og med musikerne i Horsens. Grupperne var bevidst smé, og det viste sig at vaere afgorende, fordi
det gav tid til fordybelse og skabte tryghed.

Fra minder, til abstraktion og poetisk udveksling

I det folgende udfoldes de enkelte trin fra workshoppen

Afslapningsovelse: Inspireret af vores egen forestillings temaer om liv og ded - begyndelse
og afslutning - guidede vi deltagerne ind i en form for meditativ dremmerejse. De blev bedt om
at finde tilbage til det gjeblik, hvor deres passion eller handverk begyndte, med hvem, hvor og
hvorfor var de startet. For nogle var det let, for andre kreevede det koncentration. Men uanset
udgangspunktet dukkede der personlige og rerende forteellinger op, der abnede rummet. I de
smé grupper delte man i plenum den enkeltes oplevelser og minder. I de storre grupper delte man
med sidemanden. At dele med den samlede gruppe gav en god dynamik, fordi deltagerne lerte
hinanden at kende pa en ny made, og vi som kunstnere fik hort alle historierne.

Skrivepvelse: Denne fandt sted i to versioner. Den ene handlede om det skabte. Deltagerne
skrev i “du-form” til deres veerk - fx deres tegninger, instrument eller keramik — og begyndte
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med: “Ndr jeg ikke er her mere, vil du...” Den anden version handlede om fraveeret. Historien
startede: “Nar jeg ikke kan [fx spille] mere, sa vil jeg...” og inviterede til refleksion over tab,
forandring og aftryk.

Begge versioner resulterede i bevaegende, humoristiske og poetiske tekster, der afspejlede
deltagernes forskellige personligheder.

Ved det forste hold blev historierne brugtien “gulvevelse”, hvor deltagerne satte bevaegelser
til ordene. Denne gvelse blev dog fravalgt, da den i for hej grad tog udgangspunkt i vores egen praksis
og ikke i mgdet. Deltagerne arbejdede med bevaegelse som abstraktion, men der var ikke tid nok
til de nedvendige mellemprocesser, der kunne have gjort arbejdet, klart, trygt og meningsfuldt.
Pa hold to afprevede vi en forbedret version af gulvevelsen, hvor vi i hejere grad forsegte at leere
af deltagerne. Resultatet blev dog ikke helt som habet, da det at veere “pé gulvet” skabte en nerves
stemning. Deltagerne virkede til at fokusere mere pa at give os det, de fornemmede, vi sogte, frem
for at bidrage frit og umiddelbart.

Hos de sidste to grupper blev historierne fra skrivegvelsen i stedet anvendt i en “jam”.

Co-creation jam: Jam’en var et eksperimenterende rum uden konkret mal. Vi havde indrettet
rummet, sa det var let at g til og lege i. Tegnerne arbejdede bag et tyndt stykke stof, sa vi kun sa
deres silhuetter, nar de tegnede. Lyden af blyanter og kuglepenne blev forstaerket volumenmeessigt,
mens andre deltagere leeste deres historier op. Det hele blev akkompagneret af lyddesignet fra
forestillingen, som lagde en grundstemning samt bevagelse/dans bag lerredet ssmmen med
tegneren.

Noget lignende udspillede sig med musikerne, der improviserede med lyd pa fem vilkérligt
placerede mikrofoner i et to etagers abent rum, samt med deres egne historier fra skrivegvelsen.
Vi som kunstnere improviserede med lyd og bevagelse sammen med dem og greb ind med
sporgsmal eller forslag, hvis jam sessionen gik i sté, for at holde processen i gang. At redskaberne
udferte deres egen praksis/hdndveerk, gav en mere organisk og meningsfuld forankring og medet
blev mere ligeverdigt.

Homi Bhabha beskriver det tredje rum som et in between, hvor kulturelle betydninger
ikke blot overfores eller oversattes, men rekonfigureres gennem forskydning og forskel. Der
opstar et interstitial altsd et mellemrum, hvor betydning forhandles, hvilket muligger hybriditet
og nye subjektpositioner.

I Wake Up Topia opstod der et in between i jammen, ved at praksisser som tegning, musik
og dans ikke blot eksisterede side om side, men gensidigt andrede karakter i medet. Det var iseer
i de uforudsigelige ajeblikke — hvor én deltagers handling eller fortaelling pavirkede de andres
improvisation - at ny mening opstod. Nogle gange som konsensus, andre gange som friktion
og kontrast. Konsensus opstod for eksempel nar musikerne spillede pa objekter i rummet, der
medte lyden (og synet) af danserens fodder pa gulvet, andre gange “larmede det bare” som en af
deltagerne beskrev det. Helt i trad med Bhabha lod vi det larme for at give plads til det uforudsete.

Man kunne kritisere jammen for ikke at veere et ligevaerdigt mede, fordi vi som facilitatorer
havde preedefineret rammen og initieret formatet. Men i forleengelse af Bhabha er det tredje rum
ikke ngdvendigvis magtfrit — tveertimod preeges det af forhandling, forskelle og ulighed.
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I modsaetning til de forste forlgb, hvor vi arbejdede hen imod at skabe materiale til en
forestilling, 1d jammens styrke netop i det formalslgse. Her opstod spontane, legende situationer,
hvor vores praksisser medtes i handling - ikke blot i samtale. Nicolas Bourriaud foreslar, at
kunst i postproduktionseraen ber forstas som “relationelle medesteder”, hvor medet — frem for
objektet — beerer veerkets betydning. I dette perspektiv blev jammen ikke en forberedelse til et
veerk, men et veerk i sig selv. Det, der blev udvekslet - blikke, lyde, tekster, beveegelser — udgjorde
den eestetiske substans.

Forestilling og deltagelse: ZAstetisk kvalitet versus socialt engagement

Det oprindelige workshopformat var teenkt som en proces, der skulle kulminere i en forestilling
tilpasset den specifikke brugergruppe og ved de forste to grupper samlede viilgbet af workshoppen
materiale hertil - deres tekster, mundtlige forteellinger, beveegelser fra gulvevelsen og visuelle
referencer fra collagerne — som vi herefter integrerede i forestillingen. For eksempel blev de ord,
deltagerne oprindeligt havde knyttet til en strikkepind, indarbejdet i relation til vores egen rekvisit.
I de sekvenser af forestillingen, hvor improvisation var mulig, omsatte vi deres beveegelser eller ord
til kropslige handlinger. En deltager naevnte f.eks. tre dyr - love, kanin og hund, som vi indsatte
i stedet for de oprindelige dyremotiver i forestillingen — sommerfugl, rensdyr og ulv.

Selv om der glimtvis opstod uforudsete og meningsfulde fordrejninger af forestillingens
materiale, oplevede vi overordnet, at det sestetiske udtryk blev sveekket gennem inkorporeringen.
Samskabelsen kom under pres for at levere brugbart materiale, og i forseget pa at rumme flest
mulige input blev den oprindelige forestillings integritet delvist kompromitteret. Deltagernes
bidrag matte samtidig tilpasses i en sidan grad, at bade ord og intentioner fjernede sig fra deres
oprindelige betydning. Som folge heraf ramte resultatet hverken helt deltagerne eller os, og den
genkendelseseffekt, vi havde héabet at skabe gennem integrationen af deres materiale, indtraf
kun delvist.

Kunsthistorikeren Claire Bishop kritiserer i Artificial Hells (2012) deltagelsesprojekter, hvor
det sociale engagement bliver vigtigere end den eestetiske kvalitet. Hun mener ikke deltagelse i sig
selv er nok - og at det sociale mgde ikke mé blive en erstatning for det kunstneriske udtryk. Dette
var en reel udfordring for Wake Up Topia. Da vi forsegte at integrere deltagernes input direkte i
forestillingen, endte resultatet med at blive @stetisk svagere — preaecis som Bishop advarer imod.
Vi kunne godt have skabt en forestilling alene om medet med deltagerne, men vi havde givet os
selv det benspeend (i forlengelse af Bishop) at vi ikke matte lave en forestilling der ikke rummede
vores egen kunstneriske intention, eller som var skabt alene med det formal at den var relevant for
deltagerne. Vi matte heller ikke udvaske vores made at taenke abstraktion og collage teknikker,
i forsoget pa at skabe et “let tilgeengeligt” udtryk. For til forskel fra et rent relationelt veerk, hvor
medet i sig selv ville veere det baerende, ville vi abne stilarten, men uden at miste det kunstneriske
greb. Muligvis kunne vi have fundet en lpsning pa fastholdelse af kvaliteten, men det ville have
kreevet et meget leengere forlgb, hvor gruppen af medskabende, der i udgangspunktet ikke var
specielt interesseret i scenekunst, skulle forpligte sig pd at arbejde med os over en leengere periode
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og herved fornemmede vi, at vi lige sa godt kunne have mistet begejstringen ved medet som at
opna yderligere forstaelse og nysgerrighed. Derfor opfandt vi et ekstra format “kunstpostkortet”.

Kunstpostkort - et kunstnerisk svar

Kunstpostkort er korte, poetiske film pa omkring 30-60 sek., skabt af os som kunstnere og som
fortolker et fragtment af den enkelte deltagers forteelling, karakter og passion/ praksis og de ting de
viste os fra deres handvaerk. Kunstpostkortet gav deltagerne et stykke scenekunst lavet personligt
til dem, og hvor vi som kunstnere tog skidtet videre og loftede modet, jam’en og samskabelsen
ind i vores kunstneriske udtryk.

Til hvert postkort tog vi et bestemt spor fra deltagerens materiale som udgangspunkt for en
overordnet idé, der affedte en location, et kostume, en reekke handlinger, en koreografi og evt.
en rekvisit. Efter optagelserne blev filmene redigeret, med et originalt lydunivers, deltagerens
historier som de selv laeste op i jamen var blevet optaget og blev lagt pa, og til sidst blev der tilfojet
et visuelt filter. Meengden af kunstpostkort, vi skulle generere, gjorde, at vi matte arbejde hurtigt,
intuitivt og fokuseret. Man kunne nemt have lavet tre helt forskellige videoer til hver deltager
eller analyseret deltageren og hans/hendes materiale mere detaljeret, men der var noget kreativt
befriende ved at kaste sig ud i hvert kunstpostkort forholdsvis spontant og under stort tidspres.
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I praksis valgte vi f.eks. havnen som location for en deltager, der arbejdede i metal og
havde skabt en “gobel-brandmands metalskulptur”; han lavede desuden keramiske ansigter. I
videoen ses en performer ifort en ler- og stanniolmaske, der hele tiden omformes. Kostumets
sandfarvede nuance refererer til hans keramik, og musikken ledsager deltagerens stemme, som
forteeller i en dramatisk tone og kulminerer i setningen: “Elsk mig, mens jeg er her.” Maske sagt
med ironi, men i samspillet med det visuelle og lydlige udtryk, stir ordene dirrende og levende.
Efter redigeringen tilfgjede vi et tegnefilter som en hilsen til hans tegninger.

Et andet eksempel er en musiker, som - trods vores forseg pa at lede ham ind i en dyster
refleksion over at miste evnen til at spille — insisterede pé at fokusere pd, hvad han i sa fald stadig
ville kunne. Han gnskede blandt andet at producere musik og fortzelle om musik. I kunstpostkortet
fortolkede vi derfor hans insisteren pa at se muligheder og lys frem for tab. Videoen blev optaget i
en mork Black Box. Performeren havde et hvidt kostume og en omvendt hvid pageparyk pa; lamper
teendtes én ad gangen, danseren danser ind i lyset med oploftende energi. Danseudtrykket mindede
om en “lgrdag aften, alene hjemme, let beruset, fejring af tilveerelsen”, og lyduniverset startede
vibrerende og dirrende i kontrast til det visuelle og udviklede sig herfra gradvist med et lille beat.

Kunstpostkortene som kunstnerisk svar pa medet gjorde det muligt bade at tage deltagerne
alvorligt og samtidig tage kunsten alvorligt. Postkortene blev sendt til deltagerne, men flere viste
sig — til vores overraskelse — ogsa at fungere som selvsteendige videoverker. Dermed opstod en
form for krydsbestevning, hvor deltagernes input forte vores kunstneriske praksis i retninger, vi
ikke havde forventet, og skabte veerker i deres egen ret.

Ringe i vandet- effekter og refleksioner

Hvad er en god succesrate? spurgte vi os selv flere gange. Skal samtlige deltagere nu gé i teatret og
se eksperimenterende dans hver maned? Naeppe. Men hvis deltagerne oplever en gget forstaelse og
nysgerrighed pé stilarten (og os pa deres), og hvis de har snakket om oplevelsen, vist kunstpostkortet
frem, s har moderne skabt en reel forandring og ringe i vandet.

Med Wake Up Topia lykkes det at engagere et nyt deltager-/publikumssegment i lille skala
og vi fik undersegt medet som kunstnerisk materiale, som gjorde det muligt at forstd og veerdseette
andres praksis - deres sével som vores. Allerede efter workshopsene fortalte flere deltagere, hvordan
vores metoder gav genklang eller inspirerede i deres egen praksis. En deltager sagde: “...jeg kan
overraskende nok godt genkende mig selv i maden I arbejder pa”...

Pé trods af at alle workshops ikke var lige velfungerende har vi en klar fornemmelse af at
mederne med samtlige fire grupper, skabte foreget interesse og forstaelse for den eksperimenterende
scenekunst
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Hvad kan vi gore som scenekunstnere?

Som scenekunstnere kan vi med fordel genbesgge publikumsformater. Artist talks og formidling
er ofte envejskommunikerende og ikke dialogiske. Det handler om at skabe relationelle nggler og
abne dorene for reelle moder, der gar begge veje — og heri ligger udfordringen.

Parallelt med vores egne overvejelser ses en tydelig bevaegelse i museumsverdenen, hvor
formidlingen i stigende grad seger at aktivere publikum som medfortolkere snarere end blot
som modtagere, og hvor megdet mellem veerk og beskuer kan give anledning til nye forbindelser,
erfaringer og erkendelser — uden ngdvendigvis at gore oplevelsen mere forklarende, peedagogisk
eller kontrolleret.

I scenekunsten ligger en lignende udfordring: Hvordan inviteres publikum ind - ikke for at
flytte fokus veek fra forestillingens kunstneriske intention eller gore det paedagogisk forklarende,
men for at udvide den kunstneriske praksis og gere den inkluderende. Forestillingen mé gerne
vaere et lukket sestetisk objekt, men rammen omkring den kan med fordel taenkes storre, sa der
abnes op for nye ojne og stemmer som led i den kreative proces.

Vi leerte, at det begynder med:

At give os tid til at Iytte, hore andres historier, mgde dem i deres liv med deres passion og
veere oprigtige interesseret og inspireret - for det smitter og bliver gensidigt.

Skab din kunst for dit eget kunstneriske behov, men giv plads til sirbarheden og til udveksling
af metoder.

Det er okay at selve den kunstneriske forestilling forbliver et “lukket objekt”, men projektet
— hele rammen - mé gerne veere storre end den kunstneriske forestilling. Man kan med fordel
indteenke meoder, udveksling og kunstneriske gaver, i gnsket om at &bne stilarten op. For det, vi
mangler, er ikke nedvendigvis “formidling”, men forbindelse og relationelle nogler.

Topia - tre veerker i ét

Titlen Wake Up Topia blev formuleret, for projektet overhovedet havde taget sin form. Den var taenkt
som en poetisk henvisning til en slags mellemposition: hverken en accept af dodens dystopi eller
en naiv leengsel efter paradisisk utopi. Projektet skulle balancere mellem erkendelsen af dedelighed
og dremmen om noget andet. I praksis tog projektet en drejning, hvor det handlede langt mere
om meder, relationer og midlertidige feellesskaber, og mellempositioner af handverk/passioner
og kunstneriske praksis. Titlen er stadig rammende, for den peger pa netop den udvidelse, som
projektet undergik med mellempositionen i centrum. Og som et resultat heraf endte vi med at
skabe tre verker i ét: Et veerk var en eksperimenterende danseforestilling om livet og deden. Et
andet veerk opstod som en form for mikro-utopi, i Nicolas Bourriauds forstand: “Jammen” - en
midlertidig social situation, hvor alternative mader at veere ssmmen og skabe pa kunne afproves.
Ikke en stor ideologisk utopi, men glimt af noget andet — sma rum af frihed og poetisk udveksling.
Og det tredje veerk var kunstpostkortene — de korte videoveerker, der i sig selv var et @stetisk svar
og en kunstnerisk foreedling af de relationer og fortellinger, vi blev inviteret ind i. Postkortene
blev smé vidnesbyrd: bade om medet og om os selv som kunstnere.
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Sé méske var Wake Up Topia ikke en utopi, ikke en dystopisk tilgang, men en mellemposition,
der forte til en kunstnerisk beveegelse i tre dele - skabt i speendingsfeltet mellem vaerk/forestilling,
relation og kunstneriske vidnesbyrder.

Wake Up Topia, Kunstpostkort D, 2025
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