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    Forord


    av Ellen Horn


    Ballettdanser skulle jeg nok aldri kunne bli. Av alle kunstdisipliner jeg kjenner til må det være ballett som krever størst innsats og størst oppofrelse. Etter mitt syn er det et av verdens mest krevende yrker, men dansekunsten har engasjert meg på ulike vis opp gjennom mitt profesjonelle liv.


    Som skuespiller har jeg gjort alt fra å briljere som ung mann i et steppenummer med Kjersti Holmen i forestillingen Mannfolk på Oslo nye teater, til å danse Svanens død sammen med en gjeng godt voksne skuespillerinner i Dansetimen på Nationaltheatrets Amfiscene. Jeg har hatt gleden av å samarbeide med kompromissløse og ambisiøse kapasiteter som Inger Johanne Rütter, Jorunn Kirkenær, Kjersti Alveberg, Jo Strømgren og Ingunn Bjørnsgaard. Gjennom mine mange år som styreleder i Den norske Opera og Ballett hadde jeg det store privilegium å følge Nasjonalballettens eventyrlige utvikling og vekst på nært hold, under Espen Giljanes og Ingrid Lorentzens dyktige ledelse. Er det rart at jeg er blitt lidenskapelig begeistret for dans?


    Det var i Nationaltheatret at det første norske danseensemblet startet i mellomkrigstidens Norge under Gyda Christensens ledelse, det var forløperen til kompaniet Ny Norsk Ballett, som ble startet i 1948. Som teatersjef på Nationaltheatret hadde jeg selveste prima ballerina og stjerne­regissør Edith Roger som en av mine nærmeste rådgivere, og gjennom henne har jeg lært mye om norsk balletthistorie, og om den disiplin og konsentrasjon som kreves av en danser. Hun er en av de store personlighetene som bidro til at balletten fikk grobunn og vekstmuligheter her i vår unge kulturnasjon Norge, og har gjort en grensesprengende innsats for norsk dansekunst sammen med pionérer som Signe Hofgaard, Gerd Kjølaas, Rita Tori og Henny Mürer.


    Takket være det disse ildsjelene fikk startet opp, står norsk dansekunst i dag på et høyt internasjonalt nivå og nyter stor respekt. Våre fremste koreografer og kompanier inviteres verden rundt og høster stor anerkjennelse, og eliten av verdens ballettdansere ønsker å komme hit langt mot nord for å slutte seg til Nasjonalballettens kompani. Det kan vi være veldig stolte av.
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    Det tok tid før ballett ble et prioritert felt i norsk kulturpolitikk, og den formidable utviklingen som har skjedd de senere år har kanskje skjedd mer på tross av – enn på grunn av – den statlige kulturpolitikken. Men de siste 20 årene er dansen satt på kartet, og en systematisk satsning har funnet sted. Åse Kleveland var den første kulturministeren som løftet frem feltet, og selv er jeg stolt over å ha bidratt til å få etablert Dansens Hus på Vulkan i Oslo.


    I manges øyne går dansekunst inn i kategorien smal og finkulturell, noe jeg er sterkt uenig i. For det første avskyr jeg ordet finkulturell. Noen liker visesang, trekkspill, rock & roll og el-gitar, mens andre foretrekker klassisk musikk, piruetter, fiolin og opera, det ene er ikke mer «fint» enn det andre. Dans er definitivt noe alle kan oppleve. Alle kan danse – alene på kjøkkengulvet eller tett i tett i mengden av mennesker på diskoteket. Dans er ikke noe man skal forstå, men er noe man må erfare, nyte og overgi seg til.


    Likevel er det få kunstdisipliner jeg opplever så mye usikkerhet og fordommer knyttet til, som nettopp dans. Jeg vet ikke hva det skyldes, kanskje angst for mangel på språk.
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    All god kunst har en lengsel i seg etter å utforske og forstå menneskene og meningen med livet på jorden. Kunstnerne bruker forskjellige uttrykksformer. Målet er nesten alltid å bryte grenser, åpne både sine egne og andres øyne, utvide perspektivet og oppdage noe nytt. En danser bruker sin egen kropp som instrument. Ordløst strekker danseren seg mot ukjente horisonter, flyr som lynet gjennom luften for så å omfavne sin partner eller synke ned i det dypeste mørke. Det er så mye skjønnhet. Puls og rytme. Hjertebank. Glede. Himmel og helvete. Kreftene som settes i spill er uendelig uttrykksfulle og virker dypt gripende på meg.


    Men mang en gang er jeg blitt overrasket over at selv folk jeg trodde jeg kjente godt fra før, har fått litt angst når jeg har invitert dem med på en danseforestilling, enten det er moderne eller klassisk. Ofte er jeg blitt møtt av et unnvikende blikk og noen kryptiske setninger: – Nei takk, dans er ikke noe for meg, det forstår jeg meg ikke på. Men hver gang jeg har fått gjennomslag og lykkes med å invitere med meg noen usikre sjeler til et førstegangs ballettbesøk, har jeg fått fabelaktige tilbakemeldinger. Etter at teppet er gått ned, applausen har lagt seg og scenelyset er slukket, kommer vennene alltid ut med stjerner i øynene og takker for en stor opplevelse som de i sin villeste fantasi ikke hadde kunnet drømme om. De vil alltid gjerne inviteres igjen.
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    Derfor ble jeg så jublende glad da jeg fikk høre om Ellen Wilhelmsens bokprosjekt. For det første elsker jeg streken hennes. Illustrasjonene levendegjør kraft og spenst og bevegelser med inderlig innlevelse og stor overbevisning. I tillegg begeistres jeg over kompetansen og kunnskapen til alle som har gitt sine bidrag til boken, med kvalitet i alle ledd. Jeg fryder meg rett og slett over at noen har gitt seg i kast med å skrive en slags manual, en døråpner inn til ballett- og dansekunsten, og har tro på at den vil bli til hjelp og støtte for alle som ønsker å bli bedre kjent med dansens hemmeligheter. Her kan øyne åpnes og sjeler vinnes – også hos dem som av en eller annen grunn betviler sin evne til å ta imot ballett som sceneuttrykk. Av egen erfaring vet jeg at opplevelsene som venter dem er sterke og dype, når de bare først våger seg inn i denne magiske verden.


    Kunsten å elske ballett er blitt en inspirerende, vakker, innsiktsfull og lett forståelig bok som bryter ned fordommer og viser den vanlige publikummer vei til å forstå litt mer av hva som ligger bak denne unike kunstarten av blod, svette og tårer.
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    Danselegenden Fred Astaire skal ha sagt at dansen er et telegram fra himmelen til jorden om opphevelse av tyngdekraften. Jeg synes det er et godt bilde på hvordan dans kan oppleves. Hadde han fortsatt vært blant oss, skulle han fått et eksemplar av denne boken tilsendt med ilpost. Ikke fordi Fred Astaire skulle trenge noen ABC som inngang til dansens fantastiske verden, men fordi jeg tror boken ville ha gledet hans hjerte, slik jeg tror den vil glede alle med hjerte for dansen – og ønske om å se tyngdekraften

    opphevet.


    God lesning!

  


  
    


    Innledning


    Bare så det er sagt: Jeg har aldri danset et trinn. Men fordi jeg elsker å tegne bevegelse, har jeg sett mye ballett.


    En av mine første forestillinger så jeg i Operaen i Oslo sammen med en venninne som selv var danser. Det er mange, mange år siden, jeg var i slutten av tenårene. Oppsetningen kjedet meg grenseløst. Sett med mine øyne besto den kun av en bråte kvinnelige dansere i hvite strutteskjørt som beveget armer og ben i takt. Og så var det vel en fyr eller to som løftet litt på damene i ny og ne. At denne type teater skulle være noe stas, forekom meg fjernt.


    Min venninne, derimot, satt spent som en stålfjær og fulgte intenst med.


    – Er det ikke fantastisk! gispet hun henrykt.


    Der og da forsto jeg at det var noe med ballett jeg ikke helt hadde grepet på. Hvordan kunne hun finne glede i noe som nesten drev meg inn i søvnen? Hva var det hun så som ikke jeg så? Det skapte en voldsom nysgjerrighet i meg.


    Kunsten å elske ballett er en bok for dem som er interessert i ballett og for dem som kunne tenke seg å bli det, en veiviser for publikum inn i ballettens spesielle verden.


    Du må åpne opp for opplevelsen, sier drevne ballettfolk. Kutt ut den rasjonelle vurderingen, glem tid og sted og bare la det som skjer på scenen skylle over deg. Greier du å stille mottakerapparatet ditt inn på riktig bølge­lengde, kan ballett vekke følelser i deg som få andre kunstarter. Det er direkte sammenheng mellom kroppens bevegelser og sinnets bevegelser. Når det gjelder å uttrykke følelser er ordene på sitt fattigste og dansens språk på sitt rikeste.


    Men skal vi, som publikummere, oppnå maksimal opplevelse av en ballettforestilling, trenger vi publikumskunnskap. Som med all annen kunst kreves det trening og innsikt for at man skal få det fulle utbytte. Vi må skaffe oss evnen til å kunne ta imot. Det er nemlig sjelden slik at man bare kan sette seg ned i benkeradene og se teppet gå opp – og vips! – så er man blitt fan. Uten en viss ballast er det lett å stenge seg ute fra opplevelsen. Mitt håp er at denne boken vil kunne tjene som en hjelp på veien.
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    Dans er så mangt, folkedans, rituelle danser, selskapsdanser – listen er lang. Også scenisk dans finnes i mange ulike varianter. For å begrense temaet har jeg derfor valgt kun å forholde meg til den type dans som står på repertoaret til de ulike nasjonalballetter i den vestlige verden. En nasjonalballett har samme forpliktelser som et nasjonalteater, den skal vise bredden innenfor kunstarten. Det medfører at spilleplanen gjerne inneholder hele spekteret fra de tradisjonsrike forestillingene fra 1800-tallet, som Svanesjøen og Tornerose, via mellomsjiktet mellom den klassiske og den moderne dansen til det mer eksperimentelle. Bare ytterpunktene av det som i dag lages innen dans må man søke andre steder for å oppleve.


    Som tidligere journalist har det vært naturlig for meg å innhente stoffet til denne boken gjennom litteratur og intervjuer innenfor ballettmiljøet. Dansere er et farende folkeferd, og selv om jeg fant de fleste av mine informanter i Oslo, kommer de opprinnelig fra alle kanter av kloden, flere har rik internasjonal danseerfaring bak seg. Opplysningene de har gitt meg skulle derfor være ganske allmenngyldige.


    Mine varmeste takksigelser går først og fremst til alle i Nasjonalballetten i Oslo, dansere, musikere, ledere, koreografer og kontorpersonale. Midt i en svært hektisk hverdag har de tatt seg tid til, vennlig og imøtekommende, å dele sine erfaringer med meg. Dernest vil jeg takke tidligere premieredanser i Nasjonalballetten og senere professor i klassisk ballett ved Kunsthøgskolen i Oslo, Ellen Kjellberg, for varm støtte og uoppslitelig entusiasme i arbeidet med denne boken. Også skolens pedagoger og bibliotek­ledelse har vært til stor hjelp. Takk også til Marte Sæther, tidligere solist i Nasjonalballetten, senere rektor og pedagog i moderne dans ved det som den gang het Statens Balletthøgskole i Oslo. Tålmodig har hun rettet opp feil og misforståelser som hadde sneket seg inn i manus.


    Sist, men ikke minst, vil jeg takke min mann, Dag Andersen. Uten hans mas og innspill hadde denne boken aldri blitt realisert.

  


  
    


    DEL I

    KUNSTEN Å DANSE

  


  
    Kapittel 1


    Samspill mellom sal og scene


    Den engelske koreografen Barry Moreland ble en gang spurt hva en av hans balletter dreide seg om. Svaret kom kontant:


    – Åh – sånn omtrent 25 minutter!


    Å spørre hva en ballett handler om er et etterslep fra 1800-tallet,

    da forestillingene var endeløse og ofte med et komplisert manus hvor både ånder, feer og andre utenomjordiske figurer medvirket. Den­gang var selve dansen til liten hjelp for å forstå hendelsesforløpet. Fortellingen lå ikke i dansernes bevegelser. Tvert om var deres oppgave å glede og imponere publikum med sine morsomme påfunn og tekniske dyktighet når det gjaldt trinn og sprang. Handlingen ble stort sett drevet frem ved hjelp av mimespråk og mer eller mindre talende geberder.


    Fortsatt har vi balletter som forteller en historie, slik et teaterstykke forteller en historie. Men i dag er det dansernes uttrykk, deres for­midl­ingsevne gjennom bevegelser, i symbiose med musikken, som tegner utviklingen i fortellingen.


    Brorparten av de ballettene som settes opp nå er i et langt mer abstrakt språk enn på våre oldeforeldres og tippoldeforeldres tid. I det 21. århundre er dansen ment å berøre oss på et helt annet plan enn gjennom en konkret historie.


    Mange går ut fra sin første ballettforestilling med en opplevelse av at dette var noen underlige greier, dette har de ikke forstått mye av. Kanskje har de i tillegg kjedet seg grusomt.


    Slike opplevelser øker ikke trangen til å gjøre et nytt forsøk. Men prøv igjen! Jo mer ballett man ser, dess mer glede og utbytte får man. Det er som med musikk, ukjente stykker kan virke likegyldige i starten, men hører man dem flere ganger, begynner man å gjenkjenne enkelte partier. Man kan begynne å nynne med, få favorittpartier. Ja, til slutt bli helt hekta.
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    I New York, hvor det kjøres ballettforestillinger hver kveld, er det en del mennesker som er så oppslukt at de er blitt ballettfanatikere – en kjerne av folk som ser alt, legger merke til alt, vet alt som er verdt å vite.


    La oss slå fast en gang for alle: Bal­lett- og danseforestillinger er ikke stedet man henter harde facts. I enkelte tilfeller kan publikum få faktiske opplysninger om settingen balletten utspiller seg i gjennom musikken, dansernes kostymer, kulissene på scenen o.l. Men ballett er ikke stedet der man kort slår fast at en mann er død og kona tar det tungt. Kjapp informasjon av slik type hører hjemme i nyhets­­mediene, ikke på ballettscenen. Det er ikke mulig å danse diagnosen legen avsa når det gjaldt mannen som strøk med. Men lite er mer egnet enn dans til å uttrykke sorgen over hans bortgang. Ingen kunst­form uttrykker følelser så levende som dans.


    Helt presist handler ballett om å bruke fysisk energi og fysisk bevegelse til å formidle emosjonell energi, emosjonell bevegelse. For at bevegelsen skal få mening, må danseren tenke. For å sitere den svenske koreografen Mats Ek: Dans er tanker med kjøtt på.


    Bevegelse av armer og ben beskriver bevegelser i sinnet. Dette gjenspeiler seg også i vårt dagligspråk når vi lar ord fra det fysiske beskrive sinnets bevegelser: «– Jeg ble så beveget,» sier vi. «Jeg ble så rørt.» Engelskmennene gjør det samme: «I was so moved» – «It was really touching.»
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    For å få utbytte av en teaterforestilling må publikum bestrebe seg på å forstå hva forfatteren har ment med stykket, man analyserer roller og den psykologiske vinklingen og spør seg om poengene var kommet overbevisende frem. Fint er det også om man etterpå kan vise at man har vært så observant at man til og med har greid å skaffe seg en mening om scenografien.


    Ballett trenger du ikke å forstå på samme måte. Ballett er en annen kunstform, ballett er til for å oppleves. Her er det ikke en stemme, men kroppsspråket, som uttrykker det en stemme ellers kanskje ville ha sagt. Eller for å sitere en venn som virkelig er av de frelste:


    – Ballett er bevegelser, følelser, en opplevelse man bare skal la skylle over seg, ta inn uten motforestillinger. Ballett er estetikk med musikk til – det er et bilde, et visuelt bilde. Ballett er maleri i bevegelse!


    Scenisk dans har i årenes løp utviklet seg til en ganske subtil kunstform. Noen ganger er koreografens eneste hensikt med forestillingen å gi et skjønnhetsinntrykk eller et følelsesuttrykk. Andre ganger er ønsket å skape lek mellom bevegelse og musikk, enten ved at beveg­elsene understreker musikken, eller ved at man skaper kontraster og disharmoni. Eller man sikter mot kun å vise dansernes musikalitet.


    Hvis det er en historie som formidles, skjer handlingen helst på det underbevisste plan. Ballett dreier seg om langt mer enn det du ser. Den tsjekkiske koreografen Jiří Kylián sammenliknet koreografi med utfordringen forfattere som Kafka og Beckett sto overfor. Ingen av dem syntes at de strakk til når det gjaldt det de ønsket å formidle. Det de kjempet for å få sagt var det som ikke kunne sies.


    Ballett er det du sitter igjen med når ordene glipper. Eller som Kyliáns kollega Glen Tetley uttrykte det:


    – Hadde jeg hatt et verbalt budskap, hadde jeg skrevet det ned.


    Det fascinerende ved ballett er at dansen har mange lag, som en god roman. Ytre sett kan romanen beskrive en enkel historie, men under ligger det kanskje en psykologisk analyse, en samfunnsanalyse osv. Det står ting mellom linjene du ikke vet hva er, men som vekker følelser i deg, får deg til å tenke, reagere, kanskje til og med til å endre livsførsel.
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    Gode råd for å bli glad i scenisk dans


    
      	Velg første forestilling med omhu, det er lurt å starte med en av de gamle klassiske ballettene. De er fortellende og det er lett å leve seg inn i handlingen.


      	Bli en meddikter til det du ser. Kutt ut alle rasjonelle tanker, vurder ikke stygt/pent, liker/liker ikke, realistisk/urealistisk. Prøv å ta inn helheten.


      	Abstrakte danseforestillinger sikter seg inn mot det ubevisste i oss. Nullstill deg og åpne opp sansene. Sug inn opplevelsen som tilbys. Ikke gjett deg til en handling, lytt og se!


      	Dansens språk er som andre språk, man lærer litt etter litt.

      Jo mer ballett og dans man ser, dess mer dras man inn i kunstformens særegne verden. Lærer du deg å elske ballett, blir livet ditt beriket.

    


    Likedan med ballett. De bildene du får i hodet eller de følelsene som fyller deg under en forestilling, kan være totalt forskjellig fra det vedkommende ved siden av deg opplever. Tilsynelatende uavhengig av hva som skjer på scenen, har dansen en tendens til å treffe deg der du er i livet, pirke borti de gleder, bekymringer og frustrasjoner som er en del av din tilværelse her og nå. Mens musikken bruser og kunstopplevelsen fyller deg, begynner du kanskje å kjenne på savnet som ligger som en byll i mellomgulvet et sted. Eller du overraskes av en enorm glede over noe som har hendt deg. Vanligvis er det over før pausen, men noen ganger fester følelsen seg som en klo. Den kan føre til at du kanskje tar opp spørsmål du har skjøvet fra deg for lenge. Personlig har jeg erfaring med at ballett kan snu tilværelsen fullstending. Midt i annen akt av Glen Tetleys Stormen på Den Norske Opera i 1981, ble jeg plutselig klar over at jeg var nødt til å endre kurs for å bli lykkelig. Det var heftig.


    Dans har ingen fasit. Det står ikke i programmet hva som er poenget med forestillingen, hvordan den skal oppfattes. Det finnes ingen enhetlig sannhet, opplevelsen er individuell. Tommel­fingerregelen er at det man får ut av ballett, er det man åpner for. Man må åpne seg for opplevelsen. Det som skjer på scenen kan være forførende, provoserende, vekker mange spørsmål. Men det er publikum selv som gir svar, individuelle svar. Det er som om danserne sier:


    Vil du være med i min kunst, må du være med i det som skjer. Men det betyr ikke at du må forstå. Annet enn å forstå på din måte.
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    Publikum er en uensartet gruppe. Noen får mest utbytte av å lese bøker eller gå i teater, de er av den litterære typen. Andre får mest utbytte av det de kan se eller det de kan høre. Mens andre igjen er kinestetikere og gripes mest av det som formidles kroppslig. De fleste av oss har antakelig disse evnene i ulikt blandingsforhold. At noen bare skulle ha én kanal er lite trolig.


    For å få best utbytte av ballett, er trikset å åpne for riktig mottakerapparat og stille inn på riktig kanal, velge riktig fokus. Hvis du ikke mentalt er mottakelig for den opplevelsen som tilbys deg, skal det godt gjøres at du får med deg helheten. Forestillingen er på dansernes premisser. Hvis ortopeden ikke greier å legge fra seg jobben hjemme, vil forestillingen for ham ikke dreie seg om kunstneriske uttrykk, men om dansernes risiko for ankelskader. Og de er store. Da har han mistet hele balletten. Samtidig har danserne mistet noe av den inspirasjonen et godt publikum gir.


    Ballett er som all annen scenekunst et samspill mellom sal og scene. De store kunstopplevelsene oppstår når alle lever med i det som skjer. En god forestilling er ikke bare avhengig av det som ytes på scenen, også hver og en i salen yter sitt bidrag. Som publikum er vi medskapere gjennom vår egen innlevelse i kunsten og samtidig gjennom den energi vi sender tilbake til danserne. Også vi som sitter i salen er med på skape den stemning og atmosfære som preger forestillingen.


    Det dreier seg om kommunikasjon som går begge veier, energistrømmer som bølger frem og tilbake over scenekanten. Mekanismen synes i hoved­trekk å være relativt enkel. Forfatteren Dag Andersen beskriver den slik i boken Det 5. trinn (Det gjelder kunstnere, karismatikere, alle med utstråling på en scene):


    «Han føler at han elsker sitt publikum og har noe godt og viktig å gi dem. Den emosjonelle varmen og gleden sendes ut fra denne ene til de hundre i salen. Publikum svarer med å sende samme energi tilbake. De er kanskje ikke så sterke sendere (…), men det er mange av dem og de sender gjennom en synergieffekt, eller, om man vil, en systemeffekt. Den kollektive bølgen han får tilbake fra sitt publikum er sterkere enn summen av de hundre små enkeltbølgene. Personen på scenen får et skikkelig løft i sitt energinivå av denne responsen, og den bølgen han returnerer er kraftigere enn den han dro det hele i gang med. Etter hvert kan stemningen ta ganske ettertrykkelig av.»
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    Dansere flest har innebygget et ganske fininnstilt barometer for å fange opp hvorvidt de har publikum med seg. Stemningen i salen har ubestridelig effekt på det som skjer på scenen. Publikum trenger ikke å være elleville med trampeklapp og jubelrop. Ofte merkes interessen bare som en fornemmelse, noe ligger i luften, atmosfæren får noe magisk over seg. Reaksjonen blir en form for lykkerus.


    – I slike øyeblikk føler jeg at jeg danser bra selv om det tekniske kanskje ikke er perfekt, forteller en utøver. Er publikum dødt, derimot, føler man at man danser elendig uansett, selv om man kanskje gjør sin beste forestilling.


    Eller som en annen uttrykker det:


    – Merker jeg at publikum ikke er med, men bare sitter der ute i mørket og observerer, blir reaksjonen ofte fortvilelse og oppgitthet. Da kommer tanker av typen: – Her yter jeg så mye, så mye jobbing! Og så skjer det ikke noe der ute! Drittstøvler!
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    Ballett er et slitsomt yrke, lønnen er ikke særlig høy og prestisjen lite merkbar. De færreste dansere blir kjente navn i media. Selv i land med lang ballettradisjon, som England og Frankrike – der det nok hender at fansen venter utenfor sceneinngangen etter endt forestilling for å få et glimt av stjernene – kan den menige danser passere køen uten problemer.


    Publikums reaksjon er derfor den eneste tilbakemeldingen de fleste dansere får på jobben de gjør. Det eneste som forteller dem hvorvidt de har lykkes, om det hele har noen hensikt. Om de evner å gi det de ønsker, skape glede og opplevelse som vi i salen kan ta med oss videre. Hver forestilling er en eksamen. En god applaus når teppet går ned etter siste akt er balsam for sjelen.
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Elske. Begge hender fores mor hjerrer *i
en varm bevegelse.
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e komponisten Igor Stravinskij (1882-1971)

) musikken til mange s Ball s bjente ballerrer.
Her med Serge Diaghilev (t..).
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Tysklands storste moderne danser, Mary Wigman
(1886-1973), tegnet av Ernst Ludwig Kirchner.
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Drepe. Man forer en knyrier neve bestemr
inn mot bryster, som ndr man sikker en mor-
stander med kniv.
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