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Berliner Luft blev støttet af: 
 

Kanonhallen,  
Turbinehallen,  

Camp X,  
Københavns Teater,  

Efteruddannelse på Statens Teaterskole,  
Forskerskolen på Københavns Universitet,  

Københavns Kommunes Kulturfond,  
Goethe Institutet,  

Skuespillernes Blankbåndsmidler  
og Statens Kunstfond  

(Scenekunstudvalget,  
Den Internationale Pulje og 

 Den Tværgående Pulje) 
 

Tak til alle som har hjulpet med at gøre festivalerne til virkelighed! 
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Berlin! Når jeg hører ordet, griner jeg fornøjet. 
Her kan man slå sig løs for et par flade ører! 
På det märkische sand smider pigerne tøjet. 
Det er den rette muld for os berliner rødder. 
 
//Det er den søde duft af berliner luft luft luft 
hvor ingen fis går stille af af af // 
 
Jeg spurgte et barn: "Hvor gammel er du, stump?" 
Så sagde hun: "Hva´ rager det dig? Ok, jeg er næsten ti". 
Men så kører hun med sporvognen til Britz med moren, 
og så siger den lille heks til kontrolløren: "Jeg bli´r snart seks!" 
 
// Det er søde duft af berliner luft luft luft 
hvor ingen fis går stille af af af // 
 
En rigtig berliner er gæstfri og vellidt. 
Andre råber: "Ingen ska´ rende mig i røven!" 
men når berlineren bliver sur, så si´r han høfligt: 
"Vær så artig at rende mig alle sammen! 

”Berliner Luft” af Paul Lincke, 1904. 
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Sure opstød fra de nedre regioner 
 
Ideen med de fire Berliner Luft festivaler var at vise scenekunsttendenser i den samtidige 
tyske scenekunst, gennem produktioner og værker som endnu ikke havde været vist i 
Danmark. Ofte tænkes der mere radikalt på de mindre scener. Berlin er ingen 
undtagelse. Derfor viste Berliner Luft festivalerne tanker og tendenser, som ikke er 
overrepræsenteret på de store berlinske scener; gennem forestillinger og performances, 
man som teaterturist i Berlin og Tyskland ikke så let finder frem til. 
 
Berlin har siden murens fald i stigende grad været danskernes foretrukne kilde til samtidig 
kunst. Ikke kun fordi Berlin er billig, tæt på Danmark, og har masser af plads, men primært 
fordi kunsten i Berlin har noget man ikke har mange andre steder. Berlin besidder en ung 
kulturel kraft som næppe er set større siden New York i firserne. Tyve år efter murens fald er 
Berlin stadig yngre, vildere, frækkere og klogere end de fleste andre byer!  
 
Volksbühne er gennem de sidste mange år blevet danske teaterfolks foretrukne sted at 
finde ny inspiration, fordi Volksbühne er alt dét, dansk teater ikke er: Rodet, grimt, tungt, 
intellektuelt og udfordrende, foruden naturligvis at være fremragende udført. Når danskere 
og danske teaterfolk drager til Volksbühne, som om det var mekka, skyldes det i høj grad en 
trang til at give dansk teater et spark i røven, fordi det er så pænt og forudsigeligt.  
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Berliner Luft er et bidrag til luftforandringen i Danmark og dansk teater, selvom der ikke 
kastes med kartoffelmos. Derimod har festivalen indeholdt nogle gevaldige dönerbøvser! 
Kunst skal ikke altid lugte godt og må gerne sidde i ganen som en ond hvidløgssovs. 
Hverken sure opstød eller kritik skal man overhøre!  
 
Den første Berliner Luft festival fandt sted kort før jul 2004 i Kanonhallen, hvor Berliner Luft 2 
også fandt sted fem måneder senere. Berliner Luft 3 foregik i Turbinehallerne maj 2007 og 
den fjerde og sidste Berliner Luft fandt sted på Camp X april 2009.  
 
Alle fire festivaler blev kurateret af Henrik Vestergaard Friis i samarbejde med Søren Møller 
Sørensen (Berliner Luft 1), Irene Møller (Berliner Luft 2), Thomas Martius (Berliner Luft 3) og 
Ditte Marie Bjerg (Berliner Luft 4)  
 
God fornøjelse, 
 
Henrik og Ellen Vestergaard Friis 
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Berlin: Midt mellem Giessen og København 
 
På Berliner Luft festivalerne var fokus rettet mod scenekunstnere med en fortid på 
Angewandte Theaterwissenschaft ved Justus-Liebig Universität Giessen, eller kunstnere med 
beslægtede tanker. Tolv af sytten grupper eller kunstnere på festivalerne har tæt tilknytning 
til Giessen. Hovedparten af dem er bosiddende i Berlin. 
 
Anvendt Teatervidenskab blev grundlagt som et alternativt uddannelsessted i slutningen af 
halvfjerdserne, men først med Andrzej Wirth, som ledede stedet fra semestret 1982/83, blev 
der skrevet teaterhistorie. Siden da har stedet uden sammenligning været den mest 
markante og indflydelsesrige teaterskole i Tyskland.  
 
Andrzej Wirth ønskede med Anvendt Teatervidenskab at danne bro mellem teoretisk og 
praktisk teater, fordi teatervidenskaben efter hans mening kun kan folde sig helt ud gennem 
praktisk arbejde. Den Anvendte Teatervidenskab er ikke en egentlig metode, men en 
måde at gå til at scenekunsten på gennem et bredt spektrum af humanistiske teorier og 
kunststrategier. Når der skabes en direkte kommunikation mellem teori og praksis, bliver 
teorien mere end blot inspiration for kunsten. Teorien bliver til et medskabende og 
konstituerede element, og derfor befinder værkerne sig ofte i krydsfeltet mellem kunst og 
forskning.  
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Performanceforedraget 
 
Foredraget er normalt knyttet til videnskaben, men sættes det sammen med forskellige 
performative handlinger opstår en ny form; performanceforedraget. Performance-
foredraget eller -lekturen er kendetegnet ved at foredragsholderne holder et foredrag med 
et personligt tema, og dette er konstituerende for resten af performancens elementer. Det 
er suverænt indholdet der afgør formen, de metoder og teatergreb, der bliver brugt 
undervejs. I performancekunsten er det netop det personlige og autentiske, der står i 
centrum, hvorimod teatret, firkantet udtrykt, simulerer og antyder en anden virkelighed. 
Derfor er performanceforedrag et mere velvalgt udtryk end teaterforedrag, som for 
eksempel Nikolaj Cederholm kaldte sin forestilling ”Åh Gud” i 2007 på Betty Nansen Edison. 
 
Performanceforedraget er ikke nogen ny form. En kort og ufuldstændig historik kunne lyde:  
 
I 1998 etablerede Wagner/Feigl Forschung und Festspiele måske formen med "Warum wir so 
gute performances machen" og i 1999 efter fulgte Xavier le Roy efter med "Product of 
Circumstances". Walid Raad (Atlas Group) har siden 1999 brugt foredraget som form for 
mange af sine performances. Tim Etchells, manden bag Forced Entertainment, skabte 
"Instructions for Forgetting" i 2001 og samme år præsenterede Jörn J. Burmester sin "Rambo 
3 Review". Zarathustras Onkels viste det måske første nordiske teaterforedrag med "We 
Come in Peace" i 2004. I 2006 stod CoreAct (Helene Kvint og Anika K. Barkan) for  
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performanceforedraget "Frontier Alert", og Ellen Friis og Majse Aymo-Boot for 
lysbilledforedraget "Kommentarer til en ukendt historie". I 2007 mente Betty Nansen at 
Nikolaj Cederholm havde opfundet formen med ”Åh Gud”. Secret Hotel/Christine Fentz 
genopfandt den i 2008 med ”In The Field” 
 
Lysbilledforedraget antyder hvilken udefinerbar størrelse performanceforedraget er. I bund 
og grund har alle foredrag teatrale eller performative elementer, og lysbilledforedrag 
fandtes der utallige af før 1998. I 1992 brugte Kom De Bagfra foredragsformen som ramme i 
forestillingen "Foredraget". Hotel Pro Forma anvendte foredragsholdere i den udvidede 
version af "Calling Clavigo" fra 2002. Men selvom begge forestillinger brugte dele af 
foredragsformen, var ingen af disse forestillinger egentlige performance-foredrag, fordi 
deres primære fokus var et andet og de havde ikke det personlige i centrum. 
  
Mange Berliner Luft forestillinger brugte træk fra foredraget: Wagner/Feigl Forschung und 
Festspieles ”Die Enzyklopädie der Performancekunst" indeholdt flere teatrale virkemidler, 
selvom foredragsformen var det grundlæggende element og selvom at det entydigt 
drejede sig om performancekunst. Tanja Ostojic brugte i første halvdel af sin 
middagsdiskussion om ”The Integration Project 2000-2005“ også foredraget som det 
væsentligste element. Zarathustras Onkels foredrag ”Gerüstbauficken” havde en skjult 
performativ dagsorden og ”We Come in Peace” var et forsøg på at sprænge formen. 
Thomas Martius og Andrzej Wirth remixede deres video ”Las Venice” med foredrag og 
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diskussion. Carola Lehman satte i "Mickey Mouse på sigtekornet" nye standarder for 
rejseforedraget, og Christopher Hewitts afslappede facon i ”The Performance Art Jukebox” 
dækkede over et bibliotek af små foredrag.  
 
Det Ambiente Teater 
 
Det væsentlige ved teatret er i følge Andrzej Wirth, at tilskuere og aktører mødes i samme 
rum, hvilket er gennemgående for mange produktioner med afsæt i Giessen. 
Forestillingerne inddrager ofte publikum og rummet på en anden og mere aktiv måde, end 
man har været vant til i Danmark. 
 
Derfor ligger en del af Berliner Lufts fokus på det Ambiente Teater, som udfordrer hierarkiet 
mellem aktør og publikum. Hovedparten af medlemmerne i det Ambiente Teaters måske 
vigtigste grupper; Gob Squad, Showcase Beat Le Mot og She She Pop; har studeret i 
Giessen. Deres forestillinger rækker på stadig nye måder ud over fiktionskontrakten mellem 
publikum og scene og undersøger konsekvensen af det ændrede receptionsforhold. Hvad 
betyder det at publikum forankres i forestillingen både kropsligt og sanseligt?  
 
I She She Pops forestilling “Why don’t you dance” kunne publikum danse med performerne 
eller hinanden. Forestillingen befandt sig mellem det ambiente teater og den 
selvbiografiske performance. Publikum blev afkrævet en række spørgsmål om sig selv og 
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hinanden, og frivilligt tvunget til at afprøve egne og andres grænser. I sin doktorafhandling 
”Fra teater til kunst” skriver Knut Ove Arntzen om det ambiente: 
 
  Fellesopplevelser eller "shared experience" kan sies å være et nøkkelord for nye  
  forestillingspraksiser på begynnelsen av 2000-tallet. Det er det ambiente som blir en 
  del av forestillingens estetiske såvel som kontekstuelle dimensjon. 
 
  Når det gjelder forholdet mellom kunstnerisk eller estetisk representasjon i betydning 
  forevisning av noe tekstuelt eller visuelt, kan en si at opplevelsen på  en interaktiv  
  måte er blitt en del av forestillingerne istedetfor at de representerer noe som foregir 
  seg å være en opplevelse. Det vil si at visningskarakteren er blitt svakere og  
  innbydelsen til en felles opplevelseshandling er blitt sterkere. Det er en konsekvens 
  av hierarkinedbyggingen i forhold til både virkemidler og prosesser at   
  representasjonen bliver dekonstruert og nedbygd. Det kan generelt sett snakkes om 
  en re-ritaulisering gjennom en opplevelses-orienteret forestillingspraksis. Det skjer  
  gjennom bruken av de ambiente virkemidlene. Den estetiske erfaring som sådan  
  tar opp i seg og iscenesætter selv opplevelsen. Opplevelse og sosialt rom bliver  
  sammenfallende.  
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Ambient Teater er efterhånden en ældre nyhed i landene omkring Danmark. Forced 
Entertainment fra England og Bak-truppen fra Norge hører til det Ambiente Teaters vigtigste 
foreløbere og de har begge eksisteret i tyve år.  
 
Det er stadig relativt nyt at arbejde ambient i Danmark, selvom kunstnere som Signa 
Sørensen, Erik Pold og Secret Hotel/Christine Fentz har gjort det i længere tid. Secret Hotels 
forestilling "Aften Land” fra 1999 var måske den første danske ambiente teaterforestilling. 
Erik Pold, som ofte performer for Gob Squad, blandt andet i ”Gob Squads Kitchen”, 
benytter sig ligeledes af ambiente ideer i sin ”Hang the DJ” som spillede samtidig med 
Berliner Luft 3 i Turbinehallerne. Signa Sørensen forestillinger er altid publikumsinvolverende 
som for eksempel forestillingen "The Black Rose Trick" der spillede i Malmø som en del af 
kulturudvekslingen "Urban Art Stories" sammen med Berliner Luft 2. 
 
Gob Squad er en af de få grupper på Berliner Luft, der tidligere har været i Danmark. I 
foråret 2002 gæstede de Kulturhus Århus med forestillingen „What are you looking at?“ og i 
sommeren 2008 Århus festuge med forestillingerne „Super Night Shot“ og „Roomservice - 
Help Us Through the Night“. Deres forestillinger udspiller sig i interaktionen mellem publikum 
og performere. Mellem det delvist improviserede og det nøje koreograferede.  
 
De veksler unikt mellem det tilrettelagte og det fri, og som publikum er man aldrig helt sikker 
på om det man ser, er spillet eller reelt! Gob Squad formår at inddrage publikum uden at 
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presse dem for meget. Deres forestillinger lever af publikum, men er ikke tomme uden 
publikumsinteraktion.  
 
Med deres hidtil eneste tekstiscenesættelse af René Polleschs ”Prater-Saga 3: In diesem Kiez 
ist der Teufel eine Goldmine“ gik de skridtet videre og inviterede folk på gaden ind på 
scenen for at spille rollerne. I ”Gob Squad´s Kitchen” er de tilsvarende modige, eftersom 
deres roller gradvist overtages totalt af publikum. Der er i begge forestillinger tale om ægte 
castinger på stedet, hvilket gør at de nogle gange fejler totalt. Det gjorde de ikke i 
København. Publikum til de tre forestillinger i København havde endda svært ved at tro på 
at der var tale om reale castinger og at det var nye publikummer der var på scenen hver 
aften.  
 
Showcase Beat Le Mot går også langt i deres publikumsinvolvering, men prøver aldrig at 
skubbe publikum ud på virkelig glatis. Veit Sprenger fra Showcase Beat Le Mot udtalte at de 
ikke ønsker at lave ”mit mach theater”, men at give publikum en fornemmelse af at alt kan 
lade sig gøre. Det kunne det også i deres performance-installationen ”Vote Zombie Andy 
Beuyz” som startede festen tidligt lørdag aften. Forestillingen var dagen efter meget roligere 
ageret af publikum, blandt andet fordi det var søndag. Det ambiente drejer sig hos 
Showcase Beat Le Mot ikke kun om at sætte publikum i en situation, hvor de på samme tid 
beskuer og bliver beskuet. De bruger det ambiente som en metode til at åbne op for 
publikums sanser og intellekt.  
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I deres forestilling ”Piraten” som foregik på et skib, lænkede de publikum fast til årer, som de 
så skulle ro for at skabe strøm og dermed lys til forestillingen. I ”Burn Cities Burn” foregik første 
halvdel i totalt mørke, og havde publikum ved indgangen ikke fået udleveret et 
engangskamera med blitz, havde man intet kunne se. Lyden af engangskameraernes 
knipsen og tilbagespoling var samtidig lydkulissen til forestillingen. 
 
Den ambiente performer attitude 
 
Otmar Wagners opdeling af tilskuerne i ”Stuff the holes! Yeah!” og deres viften med faner 
og puder var naturligvis også ambient, men hans forestilling indeholdt samtidig et andet 
vigtigt ambient træk: Han havde et afslappet forhold til at stå på scenen og foregav ikke at 
spille teater. Han havde nogle opgaver der skulle løses, og kommunikerede uproblematisk 
med publikum og sine medperformere undervejs. 
 
Showcase Beat Le Mot er mestre i den coole performer attitude, selvom dette ikke var 
specielt tydeligt på Berliner Luft 4. ”Vote Zombie Andy Beuyz” viste til gengæld nye veje for 
publikumsinteraktion og medtænken. Gob Squads forestillinger kunne heller ikke fungere 
uden den afslappede ambiente performer attitude. 
 
En af de væsentligste forskelle på tysk og dansk teater er og forbliver Bertolt Brechts tanker 
om ”Verfremdung”. Denne forskel gør sig også gældende for de danske og tyske udøvere 
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af ambient teater. Hvor de er fælles om at lade deres forestillinger omslutte publikum, gør 
tyskerne altid en dyd ud af at performere og publikum kan træde ud af fiktionen. Ofte ser 
man udenfor Tyskland at kunstnere forsøger at etablere en altomsluttende nærmest 
totalitær iscenesættelse, hvor publikum skal glemme sig selv og tro på det oplevede.  
 
Kunstnerne og performerne på festivalerne har et fællestræk i deres ambiente og 
afslappede holdning til at stå på scenen og skabe kunst. Det afspejler en selvkritisk 
refleksion over kunsten og teatret, som kendetegner hovedparten af produktioner med 
udspring i den Anvendte Teatervidenskab. Kunstneren ønsker en scenekunst fri for fiktion og 
fordummende mekanismer. Det hænger så igen sammen med en anden væsentlig forskel: 
Johann Christoph Friedrich von Schiller insisterede på at teatret har en opdragende 
funktion. Blandt andet derfor opponerer mange scenekunstnere mod ideen om det 
"skønne" helstøbte værk, der er sig selv nok. Meget ofte er det en scenekunst, som ikke 
hævder at være andet end det publikum ser, og der er derfor ikke behov for tolkninger for 
at gøre den interessant. Holdningen gør at fejl bliver en naturlig del af spillet. Mest tydeligt 
måske i René Polleschs forestillinger. Han er også uddannet i Giessen, men har endnu ikke 
været i Danmark. Han er blevet på halvvejen i Berlin. René Pollesch lader suffløren sidde 
aktivt med på scenen og bruger skuespillernes fejl til at bryde illusionen. Tilsvarende, om end 
langt mere subtilt, anvender On Air fejl i ”Hotel Radio”. 
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Holdningen skyldes også en udbredt idé om at kunstnere blot er normale mennesker med 
et specielt arbejde. Ingen af de involverede (scene)kunstnere ville tillægge sig selv 
specielle færdigheder, eller tror de står udenfor samfundet på nogen speciel guddommelig 
måde. Kunst er arbejde og derfor kan man også bruge scenen til at vise en mindre færdig 
forestilling frem, såfremt den er en del af en personlig research.  
 
Performer Stammtisch 
 
Performer Stammtisch er en uafhængig institution i Berlin bestående af mange af de bedste 
performere, som ikke passer ind på de etablerede scener. Performer Stammtischs 
medlemmer mødes en eller to gange om måneden, og viser work-in-progress for hinanden i 
en afslappet form, der ligger mellem demonstration og teori. Man er endda ofte vidne til 
udkast til forestillinger eller ideer, som det ikke er muligt at realisere i praksis. Mange 
scenekunstnere i Berlin er ikke angste for at vise noget ufærdigt frem. Kanter og hjørner 
behøver ikke altid være slebet af og lys sat korrekt for at få en reaktion fra et publikum. 
Otmar Wagner brugte således invitationen til Berliner Luft til at komme videre i sin tænkning: 
”Stuff the holes! Yeah!” danner overgang fra hans performanceforedrag ”Vom Atompilz 
zum Fußpilz” til hans senere meget succesfulde koncertperformances.  
 
”Stuff the holes! Yeah!” var en uhomogen forestilling som publikum selv måtte tænke 
videre på. Men netop det ufærdige indeholder ofte de smukkeste kanter: I slutningen af 
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”Stuff the holes! Yeah!” malede Wagner sig blå og piercede sit maveskind med 
sherifstjerner. Han stillede sig på alle fire over et kamera, som fotograferede hans 
maveskind og projekterede det op på et kæmpe lærred bagved ham. Mavens 
bevægelse fik billedet til at ligne et europæisk flag der svajede i vinden. Samtidig 
stoppede Wagner romerlys i anus og mund og tændte dem. Wagner har ikke gentaget 
dette fantastiske billede siden.  

 
Thomas Martius brugte også sin performance til at lege med sit eget materiale. Han 
mestrede den coole og gale attitude. Den anden aften, han optrådte, ville han således 
diskutere forestillingen med publikum på forhånd! 98% af tilskuerne havde endnu ikke set 
forestillingen og mente at han skulle vente til bagefter. Martius insisterede dog, og 
diskuterede med sig selv, Laura Luise Schultz og Andrzej Wirth. 
 
Ellen Friis arbejdede i ”Et Bagdrag om en kop” med en idé, som først foldede sig helt ud et 
halvt år senere i performancen ”Der Beweis” på Performer Stammtisch i Berlin, men uden 
forsøget på Berliner Luft 3 var det måske ikke lykkedes. Plan b brugte Berliner Luft til at 
arbejde videre på en idé om cykler og Tone Avenstroup brugte ”this is not a love song” til 
for tredje gang at gøre status. Det kræver mod at vise en skitse eller et ufærdigt arbejde for 
andre end de nærmeste kollegaer og dette mod savner de fleste i dansk teater, uanset om 
de er ansat på de etablerede teatre eller frie scenekunstnere. 
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Podewil og HAU  
 
Podewil var 1992 til 2004 ”Zentrum für aktuelle Künste”. En række af kunstnerne på Berliner 
Luft har været artist-in-residence på Podewil: Showcase Beat Le Mot (med Florian Feigl), 
Gob Squad, Plan B, Otmar Wagner, Tone Avenstroup og Thomas Martius. De har blandt 
andet vist værker på festivalen ”Reich und Berühmt”, hvor flere andre kunstnere på Berliner 
Luft også har optrådt. She She Pop flere gange. Henrik Vestergaard Friis (Zarathustras Onkel) 
to gange. Eva Meyer-Keller talrige gange i forskellige konstellationer. Hendes ”Death is 
Certain” havde premiere på ”Reich und Berühmt” 2003. Claudia Splitt har optrådt der flere 
gange som skuespiller for René Pollesch.  
 
HAU overtog Podewils funktion som udklækningssted for nye talenter, samtidig med at HAU 
også har plads til store produktioner. Rimini-Protokoll, She She Pop, Showcase Beat Le Mot, 
Gob Squad og Eva Meyer-Keller viser alle regelmæssigt værker på HAU. 
 
Matthias Lillienthal var i mange år chefdramaturg på Volksbühne og én af de væsentligste 
initiatorer bag den i dag i tysk teater udbredte tendens til at trække virkeligheden ind på 
scenen og teatret ud på gaden. Han var medskaber af Christoph Schlingensiefs geniale 
„Ausländer raus“ og chefkurator på „Theater der Welt“ 2002, hvor han var med til at gøre 
Rimini-Protokoll berømte med „Germany 2“. I 2003 blev Hebbel-Theater, Theater am Ufer  
og Theater am Halleschen Ufer slået sammen til ét teater under hans ledelse: HAU 1-2-3. 
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Lillienthal proklamerede at han ville køre teatret i sænk, men endte med at få det kåret til 
årets teater i Tyskland i 2004! HAU bliver stadig mere vigtigt og på godt og ondt er det svært 
at komme udenom Matthias Lillienthal hvis man vil lave ikke-statsteater i Berlin. 
 
Det dokumentariske 
 
Stefan Kaegi og Daniel Wetzel fra Rimini-Protokoll var blandt de studerende som fulgte 
overgangen til den tredje og nuværende professor; Heiner Goebbels, som i 2003 overtog 
ledelsen af instituttet fra Helga Finter, og siden da har oprettet lydstudier og fokuseret mere 
på mediekunst. Rimini-Protokoll laver absolut ikke ambient teater. De fokuserer på 
virkeligheden udenfor teatret. På at hive den ind på teatret. Det har naturligvis altid været 
avantgardens drøm at gøre kunsten mere virkelig og Rimini-Protokoll kommer sikkert til at stå 
som en milepæl i den historie skrivning, fordi de virkelig formår at føre deres ideer ud i livet 
foran et kæmpe publikum. Rimini-Protokolls dokumentariske teater har præget de tyske 
scener voldsomt de senere år og det var herligt at se ”deres” eller rettere Stefan Kaegis 
”Cargo Sofia” på KITs første Metropolis festival i 2007. Oveni dette præsentede Camp X 
Rimini-Protokolls ”Calling Calcutta” i deres anden sæson.  
 
Alle tyske statsteatre har mindst én forestilling, der arbejder med dokumentarisk materiale, 
men fejler ofte hvor Rimini-Protokoll triumferer. Hvor statsteatrene ofte ikke tør gå skridtet ud 
– de lader skuespillere udsige teksterne – lader Rimini de virkelige protagonister optræde. 
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Ofte er det en undersøgelse af det hverdagslige, men netop i disse X-factor tider hvor alle 
rækker ud efter stjernerne, er det så befriende. 
 
Thomas Martius og Andrzej Wirth brugte som Rimini-Protokoll teatrale readymades, da de i 
”Las Venice” bad de i to bartendere i Kanonhallen om at vise deres passioner frem; 
henholdsvis flamingo og keltisk musik. Som hos dem anvendte Carola Lehmann 
udelukkende dokumentarisk videomateriale. Flere andre Giessen grupper arbejder i det 
dokumentariske felt, blandt andet den unge gruppe Auftrag:Lorey, Noah Holtwiesches nu 
opløste gruppe Drei Wolken, og ikke mindst Hans-Werner Kroesinger.  
 
Det uhierarkiske 
 
Rimini-Protokoll adskiller sig væsentligt fra kunstnerne på Berliner Luft. De lader altid aktører 
fremføre deres ideer, hvor alle optrædende på Berliner Luft selv er på scenen. Normalt 
lader She She Pop eller Showcase Beat Le Mot ikke andre spillere komme til. Showcase Beat 
Le Mot har dog også arbejdet med skuespillere og i ”Vote Zombie Andy Beuyz” optræder 
en enkelt gæst – Angela Guerreiro. Gob Squad har en mere åben struktur og lader alle 
roller duplikere af andre, så de har to performere der kan spille hver rolle. Det er nødvendigt 
med deres turnéprogram! De lader altid performerne tilføje deres eget særpræg. 
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Kunstnerne på Berliner Luft optræder selv som scenografer, instruktører, performere og 
teknikere. Det gælder både de enkelte kunstnere og de optrædende grupper. Grupperne 
beviser at demokrati i teatret er muligt, idet de oftest arbejder uhierarkisk. Deres værker er 
skabt gennem en kollektiv indsats, og ingen sidder i toppen og træffer den endelige 
beslutning. Den logiske konsekvens er at de selv tit er teknikere og performere. I et virkelig 
demokratisk teater kan man ikke have skuespillere ansat. Alle må have samme status. Veit 
Sprenger fra Showcase Beat Le Mot skriver i en endnu ikke offentliggjort artikel: 
 
  Det uhierarkiske arbejde er ikke at sidestille med et fundamentalistisk princip om  
  demokrati. Jeg kan ikke hævde at arbejdet i gruppen ikke er autoritært. Det drejer 
  sig snarere om en slags omvendt machiavellisme, hvor man forvirrer autoriteten i en 
  sådan grad at enhver retningssans forsvinder fra den, og den kun retter sig mod sig 
  selv: At undergrave specialiseringer hos gruppens medlemmer, pardannelser,  
  interesse-fællesskaber og andre subgrupper, og hele tiden veksle roller udadtil for 
  ikke forfalde til forudsigelighed indadtil; opbringe den tavshed, loyalitet og disciplin, 
  der er nødvendig for at beskytte kollektivet mod offentlighedens forvrængning  –  
  alt dette er del af et planlagt og bevidst strategisk virke. 
 
Rimini-Protokoll arbejder internt uhierarkisk og Stefan Kaegis ”Cargo Sofia” betragtes som en 
Rimini-Protokoll produktion, selvom hverken Daniel Wetzel eller Helga Haug var involverede. 
De optrædende hos Rimini-Protokoll har dog altid lavere status end selve gruppen.  
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Den uhierarkiske arbejdsfordeling er ikke særligt anvendt i det traditionelle institutionsteater 
og selvom vejen for det uhierarkiske teater er fyldt med obstruktioner, har det potentialet til 
at skabe noget absolut nyt. Når man på de fleste teatre bibeholder den klassiske 
rollefordeling skyldes det en konservativ tro på den geniale instruktør som gennem 
skuespillere formår at forløse publikum. Det er et kunstideal som hører til langt tilbage i 
forrige årtusinde. Hvis disse geniale og unikke individer nogensinde har eksisteret, var de 
yderst sjældne og er i dag en uddød race. Når de ovennævnte grupper vedbliver at lave 
uhierarkisk teater, er det dels et forsøg på at omgå troen på geniet, og dels for at værne 
det personlige i grupperne mod de store tyske statsteater-monstre. 
 
Postproduktion 
 
Samtidens (scene)kunstnere stjæler med arme og ben! Nicolas Bourriaud beskriver i 
”Postproduktion” hvordan ny mening og ideer genereres gennem en kulturel re-cyclings 
proces. Denne proces re-positionerer og re-orienterer eksisterende ideer, som så fører til nye 
ideer. Disse nye ideer er i reglen allerede genbrugte og testet for betydning. Sådanne 
manipulationer producerer alternative modeller, som kan give forskellige perspektiver på 
forholdet mellem kunst og samfund. Postproduktionen skaber en økonomi af brug og 
genbrug, hvis formål kan tolkes til at være en frisættelse af kunstens potentielle potentiale. 
Kunstneren bliver en producent af alternative modeller, der tjener som en modvægt til den 
markedsorienterede tænkning. Imod kapitalismens aflukke tilbyder kunstnere en åben 
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tankegang, hvis strukturer opfordrer til en aktiv medvirken af tilskuerne. Disse bliver fremdeles 
involverede i værkerne interaktivt. Denne kunstpraksis gør op med ideen om ejerskab af 
form, indhold og virkelighed, og tenderer mod et virkelig frit fællesskab.  
 
Dyrkelsen af enkelte fantastiske individer i kunsten er et levn fra dengang hvor kunsten 
udviklede sig i tese og anti-tese. Derfor undertrykker ideen om det geniale menneske 
kunstens virkeligt nye folk. Fra kulturinstitutionernes side forventes det at kunstnerne 
respekterer de gældende trends eller fortidens stjerner. Men de gode kunstnere forholder 
sig ikke til fortiden eller til om de er nye eller geniale. Med Nicolas Bourriauds ord:  
 
  Det nye er ikke længere et kriterium, hvis vi ser bort fra den moderne kunsts  
  reaktionære bagtalere, der af vor skændige nutid kun holder fast ved det, som  
  deres traditionsbestemte kultur har lært dem at afsky i gårsdagens kunst. 
 
Det absolut nye findes. Det ser bare ikke ud som vi forventer det! Ofte ligner det dét vi 
kender til forveksling, men små forskydninger gør det radikalt anderledes. Kunsten er som 
sproget udviklet gennem generationer; via nye og atter nye konstruktioner. Sproget sættes 
sammen på nye måder og ny konstellationer opstår. Vi genopfinder ikke sproget, men 
bruger dets bestanddele på nye måder.  
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Tilsvarende med teatret. Scenen og skuespilleren genopfindes ikke hver gang. De sættes 
sammen på en lidt anden måde. Teksten og dansen genopfindes heller ikke, men alligevel 
opstår der nye relationer mellem dem. Den enkelte form genopfindes ikke, men sættes 
sammen af eksisterende elementer og velkendte strategier. 
 
Live Art 
  
Betegnelsen "Live Art" blev først brugt i England i midten af firserne. Live Art Development 
Agency i London beskriver Live Art således:  
 
 Live Art should not be understood as a description of an artform but as a strategy to 
 ‘include' a diversity of practices and artists that might otherwise find themselves 
 ‘excluded' from all kinds of policy and provision and all kinds of curatorial contexts 
 and critical debates. 
 
Netop det ekskluderende aspekt er det centrale. Live Art er strengt taget at forstå som 
scene- eller performancekunst der ikke passer ind i de eksisterende teatre. Lois Keidan, som 
opfandt begrebet, brugte oprindeligt også denne definition, men senere har hun fokuseret 
meget på body art, hvilket så igen har medført en bred misforståelse af at Live Art altid er et 
arbejde med kroppen.  
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Liveart.dk bruger den oprindelige definition af Live Art som dækker det kæmpe brogede 
felt som man i Danmark tidligere kaldte performance. Det dækker nærmest alt og dermed 
faktisk intet. Når Live Art anvendes om vores tyske åndsfæller skyldes det manglen på et 
dækkende ord om feltet. Der findes mange slags Live Art. Live Art kunstneren på Berliner 
Luft er typisk mere optaget af processen end af resultatet. Fokus er på emnet og på 
udforskningen af det, og mener at det er vigtigere at holde sig "på sporet" end at holde sig 
indenfor grænserne af en bestemt disciplin. Live Art kunstneren arbejder derfor tit 
interdisciplinært og anvender strategier fra et hvilket som helst felt efter behov. 
 
Præsentationen af forskningen kan foregå live foran et publikum - men behøver ikke at 
gøre det. Det vigtigste og egentlige "live" element er forskningsprocessen. Denne proces 
kan kaste objekter af sig, såsom en bog, en film eller anden dokumentation, men disse 
værker er snarere biprodukter end resultater. Præsentationen af researchen kan naturligvis 
også have form af et almindeligt foredrag. Eventuel med indlagte praktiske 
demonstrationer, som et performance-foredrag. 
 
Man kan se mange af værkerne på festivalerne som det foreløbige resultat af en 
vedvarende forskning. De kan vurderes efter samme kriterier som al anden forskning, hvilket 
igen ændrer dem og forstærker den kritiske eftertanke. Anvendt Teatervidenskab i Giessen 
er kendetegnet ved at være en meget undersøgende scenekunst. Ofte benyttes scenen til 
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at undersøge teorier og ideer i praksis, og mange af værkerne befinder sig derfor i 
krydsfeltet mellem kunst og forskning. Berliner Luft er Live Art til hjernen – hovedteater.  
 
Camilia Stockman skrev om de første to festivaler under overskriften Kloge Åge teater. Det 
var naturligvis nedladende ment, men Danmark har virkelig brug for teater, der ved bedre! 
Teater, der er idébaseret og taler til intellektet. Kloge Åge teater. 
 
Life Art 
 
Nogle gange fortælles der i live præsentationerne, som hos Tanja Ostojic, om performative 
hændelser der har fundet sted på et andet tidspunkt end det øjeblik, som publikum 
tilbringer sammen med performeren. Live handlingen behøver således ikke foregå live foran 
publikum, men kan være foretaget tidligere i personens liv. 
 
Live Art som Life Art. Altså som kunst over det levede liv, eller livet som kunst. Plan b bruger 
også i rigt omfang dem selv og deres personlige hemmeligheder. Således læste/råbte de i 
projektet ”A message to you” deres SMS´er til hinanden gennem et år. Udover at arbejde 
og bo sammen, har de to medlemmer i plan b også et barn sammen. Hvem havde troet at 
SMS´er kunne være så dramatiske? I forestillingen ”The Last Hour” stiller de i løbet af en time 
hinanden dybt personlige spørgsmål. Ting, de ikke tør spørge om privat. Af samme grund 
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spiller de kun den forestilling en gang om året. I ”Bed Full of Songs” synger de alle de sange 
de kan huske, og inviterer publikum til at synge med.  
 
Plan b’s forestillling ”A Bicycle for You” adskiller sig fra disse projekter ved ikke at være 
eksplicit personligt. Det drejer sig snarere om at indtage det offentlige rum. Det har været 
en trend de sidste par år og både Camp X Teater og Metropolis har været med på den. 
Plan b har lavet flere offentlige projekter og Gob Squad indtager med forestillingen ”Super 
Night Shot” det offentlige rum, hvor deres seneste forestilling ”Saving the World” finder sted. 
Deres ”The Great Outdoors”, som blandt andet spillede på Podewil, kunne forstås som en 
programerklæring for dette. Rimini-Protokoll har naturligvis også lavet flere projekter der 
bevægede sig udenfor teaterrummet. På Berliner Luft er der ikke gjort så meget ud af 
denne trend, selvom den er væsentlig for Giessen.  
 
Det minimalistiske 
 
Hvis man skærer metoderne anvendt på Berliner Luft ind til benet, står man med to centrale 
begreber: Det personlige, og lysten til at udfordre publikum. Den minimalistiske 
kunstopfattelse, som handler om at udfordre publikum, kommer i transcenderet form så 
rigeligt til udtryk i det ambiente teater.  
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Showcase Beat Le Mots ”Vote Zombie Andy Beuyz” er paradoksalt nok det fremmeste 
eksempel. Paradoksalt, fordi forestillingen umiddelbart fremtræder som modsætningen af 
minimalistisk. Publikum er spærret inde i et stillads fyldt med varer og affald. Det forekommer 
overvældende og overrumplende, men på trods af denne maximalistiske følelse, er det i 
høj grad et værk som publikum må tænke og agere med. 
 
Noah Holtwiesches performance ”Signifying Nothing” var minimalistisk på den klassiske 
måde. Dels undersøgte han virkelig ingenting - dels var publikum overladt til sig selv. Under 
performancen talte to tilskuere hviskende sammen: 
 
A: Er du kommet tilbage? 
B: Jeg kunne ikke lade være. 
 
B var gået fordi hun var vred og fortvivlet over performancen, men var kommet tilbage 
fordi hun måtte se den til ende. Eftersom performancen foregik i Turbinehallernes kælder 
var det ikke let at komme ind og ud. Hun havde altså virkelig haft behov for det! 
Performancen virkede sådan på mange, specielt sekvensen hvor publikum sad sammen 
med Noah Holtwiesche og ventede på at hans popcorn poppede. Netop dette øjeblik 
rummede essensen af Giessen: Publikum og performer deler et øjeblik iscenesat af 
kunstneren. Noah Holtwiesche begyndte performancen med at kaste et stykke metal (en 
minimalistisk skulptur?) og forsøgte at danne kontakt mellem den og publikum.  
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Det uoriginale 
 
Tyveri er nødvendigt for at få kunsten til at bevæge sig, skriver Nicolas Bourriaud i 
”Postproduktion”. Han kalder det endda en trend, selvom det hverken i billedkunsten 
eller teatret er nyt at kopiere og genanvende ideer. Det nye er ifølge Bourriaud at man 
vedkender sig det og gør det til en del af værket. Man orker ikke at tælle antallet af 
Frank Castorf kopiforestillinger de sidste par år. Oftest kopieres der for egen vindings 
skyld, og forestillingerne indskriver sig højst i teaterjournalerne som instruktørens vilde 
fase. Netop den manglende selverkendelse gør at værkerne ikke tilføjer noget nyt. 
Original plus kopi danner faktisk noget større, hvis blot disse kopister ville stå ved det og 
bruge det til noget.  
 
Hvis intentionen bagved kopien er ulødig, giver det ingen mening at kopiere. Walter 
Benjamin skrev i ”Kunstværket i dets tekniske reproducerbarheds tidsalder” at originalen 
indeholder en aura som ikke lader sig kopiere. Uanset om det er auraen eller intentionen 
man vil have med, må man genopfinde den, prøve at finde en skarpsindig måde at 
kopiere den på, eller bruge kopien af formen til noget helt andet. 
 
I Thomas Martius´ og Andrzej Wirths ”Las Venice” er genanvendelsen af andres værker 
tydelig. De bruger film fra det originale Venedig og dets kopi: Kasinohotellet Las Venice i 
Las Vegas. Derigennem undersøger de: ”Hvad er en original og hvad er en kopi?". 
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Claudia Splitt kaldte sin forestilling for ”Recycle” for at vise hvordan vi genbruger os selv i 
kærlighed og musik. Christopher Hewitts ”The Performance Art Jukeboks” var et 
gennemført postproduktivt værk. Han hader med egne ord at optræde, og foretrækker 
at gemme sig bag andres værker.  
 
Showcase Beat Le Mots ”Vote Zombie Andy Beuyz” og ”Gob Squads Kitchen” baserer 
sig på Andy Warhols ideer: Både om at give hvert menneske et kvarters berømmelse, og 
i endnu højere grad om at genbruge værker og ting. I ”Fingernummeret” kopierer 
Zarathustras Onkel fra den danske Kulturkanon for Scenekunst. Otmar Wagner og Florian 
Feigls værker genbruger performancehistorien. On Airs tekst i ”Hotel Radio” var rent 
genbrug af andres tekster. Eva Meyer-Keller gentog i ”Death is Certain” mediernes 
måder at fremstille døden på. Ellen Friis gentog sig selv baglæns i sit ”Bagdrag”. 
 
Afslutningen på indledningen 
 
Måske vil nogle læsere have svært ved at se de ovennævnte tendenser i de nævnte 
performances, uanset om de så dem live eller først læser om dem i de efterfølgende 
beskrivelser. Andre vil sikkert indvende at disse sure opstød blot er en akademisk dönerbøvs. 
At det er ét stort postulat.  
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En af den Anvendte Teatervidenskabs forcer er at give sig i kast med alle mulige teorier og 
tro på dem. Fuldstændigt. Uden ironi, Verfremdung eller andre distancerende mekanismer. 
Naturligvis kan man efterfølgende kritisere, men undervejs skal man tro på sin teori! 
 
Således også her i denne indledning. Dansk teater har brug for luftforandring, og dette 
skrifts håb er at kunne tilføje ny vind gennem en øget metodebevidsthed. Metoderne 
beskrevet i denne indledning stemmer med andre ord fuldstændig overens med de nitten 
performances, hvilket læseren kan få bekræftet gennem læsning af de følgende sytten 
beskrivelser som er skrevet af Ellen Vestergaard Friis, og primært er baseret på de konkrete 
opførelser! 
 
God fornøjelse med den videre læsning, 
 
Henrik Vestergaard Friis. 
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Tanja Ostojic: 
”The Integration Project 2000-2005: A Dinner Conversation” 
30. november 2004 
 
 
 
 
 
 
Tanja Ostojic præsenterer et værk fra "Integration Project"-serien med titlen "A Dinner 
Conversation". Foredraget har form af en middagssamtale, og publikum får serveret mad 
og vin ved en række borde, der er anbragt i en stor firkant i Kanonhallens foyer.  
 
Tanja Ostojic sidder med ryggen til foyerens bagvæg, hvor hun viser film og billeder fra sine 
projekter. Hun er iklædt en altdækkende militærfarvet burka, som hun dog fjerner i løbet af 
middagen. Forskerskolens Symposium ”Performativity: A Paradigm for the Studies of Art and 
Culture” på Københavns Universitet er tilknyttet Berliner Luft 1, og mange middagsgæster er 
fra humaniora. Tanja Ostojic har desuden inviteret forskere, politikere, journalister og 
kunstnere, der beskæftiger sig med immigration.  
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Med en sans for ironiske kontraster, der går igen i hendes værker, placerer Tanja Ostojic sit 
publikum i en (selv)behagelig position og lægger op til en dannet middagssamtale om "de 
andre" – dem der ikke får lov til at sidde med ved bordet i Danmark. Samtalen tager 
udgangspunkt i hendes egne værker og erfaringer: 
 
"The Integration Project" begyndte som tre aktioner i sommeren 2000, da Tanja Ostojic 
boede i Ljubljana, og blev nægtet et visum til en rejse til et kunstnertræf i Østrig. Den første 
aktion hed "Illegal Border Crossing". Tanja Ostojic fik hjælp af sine venner i Østrig til at krydse 
grænsen fra Slovenien i en lille bil og kom til Østrig i juni 2000 via hemmelige bjergveje. Den 
anden aktion hed "Waiting for a Visa" og fandt sted i august 2000. Tanja Ostojic stod i kø i 6 
timer uden for den østrigske ambassade med 20 officielle papirer og anbefalinger, men 
uden succes. 
 
Den tredje aktion hed "Looking for a Husband with an EU Passport". Her lagde hun et billede 
af sig selv ud på internettet med den nævnte overskrift og sin email-adresse. På billedet er 
Tanja Ostojic nøgen og har barberet al kropsbehåring væk. Virkningen er igen slående 
ironisk. Hun fremstiller sig som et udsultet og mishandlet offer for trafficking. Og i stedet for at 
smile sødt og posere indladende som i en gængs kontaktannonce hvor en østeuropæisk 
kvinde søger en rig mand, vender Tanja Ostojic magtbalancen og demonstrerer et ønske 
om at udnytte magthaverne (=hvide mænd fra Vesten). Hun lover dem intet i retur i 
annoncen. Ethvert håb om seksuelle modydelser må stå for læserens egen regning. 
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Hun modtog over 500 henvendelser fra hele verden, og endte med at gifte sig med den 
tyske kunstner Klemens Golf efter at have korresponderet med ham et halvt år. Et første 
møde med ham fandt sted den 28. november 2001 på græsplænen foran Museet for 
Moderne Kunst i Beograd. Den 9. januar 2002 blev de gift i Beograd, og den 19. marts 2002 
kunne Tanja Ostojic endelig flytte til Düsseldorf med sin mand. I 2005 sluttede projektet 
foreløbig, da hun og Klemens Golf blev skilt ved et "Divorce Party". Siden har hun arbejdet 
for kvindelige immigranters vilkår i Berlin og blandt andet arrangeret sprogundervisning. 
 
En anden serie værker hed "Curators´ Series". Her undersøgte Tanja Ostojic magtrelationer i 
kunstverdenen. I "Be my Guest" badede hun nøgen sammen med to kuratorer i et luksuriøst 
skumbad i et galleri i Rom, efter at have beværtet dem med udsøgte spiser og 
champagne.  
 
I 2001 var hun personlig engel for chefkuratoren Harald Szeemann i "I´ll be your Angel". 
Iklædt smukke og dyre kjoler fulgtes hun med ham overalt til arrangementerne i forbindelse 
med Venedig Biennalen 2001. I "Vacations with Curator", 2003, lod hun sig filme af paparazzi 
fotografer, mens hun var på en strand i Albanien med kuratoren Edi Muka.  
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Tanja Ostojic involverer sig selv og sin egen krop i sine projekter. Hun peger på (kunst-) 
verdenen som en mandsdomineret, konservativ og udemokratisk institution. Livet er hårdt, 
når man tilhører det forkerte selskab! Man må bruge de magtmidler man nu engang 
besidder. Hun er en ung, smuk og selvsikker kvinde, og dét anvender hun til at opnå 
kontante fordele i sit eget liv. Men i og med at hun lægger sin taktik så åbenlyst frem, 
forskydes indholdet i projekterne væk fra at handle om de fordele hun opnår - og hen til at 
ironisere over skævhederne i det system, hun opererer indenfor.  
 
 
 
 
 
 
 
 
 
Tanja Ostojic studerede skulptur på kunstakademiet i Beograd under krigen i Eksjugoslavien. 
Hun var regelmæssigt involveret i antinationalistiske protester og demokratiske 
demonstrationer i form af kunstneriske aktioner i gaderne. Under krigen i Kosovo og det tre 
måneder lange NATO bombardement af Serbien og Montenegro var Tanja Ostojic i 
Nantes, Frankrig, hvor hun tog sine post-diplomstudier i 1999. 
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Wagner/Feigl Forschung und Festspiele: 
"Die Enzyklopädie der Performancekunst" 
2. december 2004 
 
 
 
 
 
 
 
 
Wagner/Feigl Forschung und Festspiele skaber værker på så forskellige felter som Live Art, 
performance, installation og videoperformance. I deres forskning analyserer Wagner og 
Feigl helt grundliggende principper og forudsætninger for performancekunsten og forsøger 
at indplacere sig selv i dens historie. De besidder begge en omfattende viden om og 
passion for performancekunstens historie, og citerer og genbruger historiske ideer i deres 
produktioner. Deres holdning er at performancekunsten er en videnskab, der repræsenterer 
en sum af ideer, viden og erkendelser, som yngre performere bør kende og videreudvikle. 
Feigl og Wagner er særligt fascinerede af body art og bruger henvisninger til body art i 
egne performances, ofte hen imod slutningen; som et segl, der markerer at performancen 
er mere end en idé, og at de står inde for den med liv og krop. 
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Kanonhallens foyer er indrettet som en forelæsningssal. Et arbejdsbord med to stole og  
skrivebordslamper står mellem to skærme. Foran bordet står en overhead-projektor. Feigl 
og Wagner er klædt i mørke jakkesæt med en sherifstjerne på brystet. Der bliver projiceret 
dias på skærmene fra historiske performances af andre kunstnere og fra egne tidligere 
arbejder; for eksempel fra deres "Warum machen wir so gute Kunst?". 
 
Feigl præsenterer projektet "Die Enzyklopädie der Performancekunst". Hvad består det af, 
hvordan er encyklopædien konstrueret, og hvorfor ønsker de at udgive den? Imens ses 
udsnit af encyklopædiens opbygning og kategorier på bagvæggen. Encyklopædien er 
ikke kun alfabetisk ordnet, men i høj grad organiseret efter kategorier. Han bruger en tomat 
som eksempel: 
 
Tomater findes i mange udgaver. Der er cocktail-tomater, dåsetomater, bøftomater, 
grønne tomater… men tag nu for eksempel ordet "tomatjuice"; skal det stå her, som en 
variation over begrebet "tomat", eller skal det snarere stå i en separat kategori, under saft 
og andre drikkevarer? Hvad med produkter, som indeholder tomater, såsom pizza? Eller 
hvad med handlinger, der inkluderer tomater? Hvis man moser en tomat i hånden, skifter 
den tilstand og bliver til tomatjuice. 
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Mens Feigl læser op, skaber Wagner en labyrintisk figur i sand på gulvet. Han kvaser 
tomater i hånden og lader dem falde i labyrintens midte og drysser søm ud over tomaterne. 
I panden har han et kamera, som sender et live billede af labyrinten til storskærmen.   
 
Feigl siger at hvis man ønsker at lave en performance, hvor man moser en tomat, kan man 
slå efter og finde 87 fortilfælde af tomatmosning i encyklopædien. Og så bør man: 1. 
udholde det faktum og 2. ikke sige "det er gjort før, så gider jeg ikke", men i stedet overveje 
nøje hvad det er, man ønsker at udtrykke med tomaten, og derpå redefinere sin handling i 
forhold til den specifikke kontekst netop her og nu. 
 
"Die Enzyklopädie der Performancekunst" afsluttes med at Wagner og Feigl aflægger en 
højtidelig troskabsed til den ædle performancekunst, tager skjorterne af, og stikker sig i 
brystet med sherifstjernen.  
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Wagner/Feigl Forschung und Festspiele blev grundlagt af Otmar Wagner og Florian Feigl i 
1996. Begge er uddannet fra Instituttet for Anvendt Teatervidenskab i Giessen.  
 
"Die Enzyklopädie der Performancekunst" er et forskningsprojekt, der er blevet videreudviklet 
og bearbejdet af gruppen siden 2001.  
 
Florian Feigl er født 1970 i Tyskland, og bor og arbejder i Berlin. Siden 1997 har han udviklet 
og vist performances på performancefestivals i Tyskland og det øvrige Europa, blandt 
andet under navnet Sapristi Prod. Kristus-figuren og lidelsessymbolikken var her et vigtigt 
tema for ham. Ved siden af soloproduktionerne var han med til grundlægge Showcase 
Beat le Mot (se Berliner Luft 4), som han var medlem af fra 1997-2003. Derudover giver han 
workshops og arbejder som dramaturg og kunstnerisk vejleder på danseforestillinger.  
 
Otmar Wagner er beskrevet under Berliner Luft 2. 
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Zarathustras Onkel: 
 
"Der Gerüstbauficker" blev præsenteret på Berliner Luft 1, den 3. december 2004, i 
forbindelse med Forskerskolens symposium ”Performativity: A Paradigm for the Studies of Art 
and Culture” på Københavns Universitet. Stilladsknepperen er en figur, Zarathustras Onkel 
har opfundet med det formål at undersøge grænsen mellem virkelighed og kunst. "Der 
Gerüstbauficker" præsenteres i en simpel autobiografisk form med filmklip og fotos, og 
Zarathustras Onkel bruger detaljer fra sit eget liv for at sandsynliggøre Stilladsknepperens 
seksuelle tiltrækning af byggestilladser. Han har sin egen hjemmeside (scaffuck.com) hvor 
han søger ligesindede. Håbet er at andre vil følge trop og at virkeligheden en dag vil 
overgå fantasien.  
 
”Gerüstbauficken” er blevet vist som autobiografisk personlig beretning ved Perfect 
Performance festivalen i Stockholm 2006 og ved Performer Stammtisch, Berlin, 2005. 
Videoen fra ”Gerüstbauficken” har været vist på videokunstfestivaler over hele verden. 
 
”We come in Peace" blev opført til Berliner Luft 2 i Kanonhallens foyer, den 3. og 4. april 
2005. Det er et "udvidet performanceforedrag" i følge Zarathustras Onkel. Det bygger på 
Orson Welles´ radiodramatisering fra 1938 af H.G. Wells´ roman "The War of the Worlds", hvor 
jorden bliver indtaget af marsmænd, som dræber menneskene og destruerer byerne - indtil 
de selv bliver udslettet af en simpel jordbakterie. Orson Welles udformede sit hørespil så 
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livagtigt at mange lyttere troede at jorden faktisk blev angrebet af marsmænd og gik i 
panik. Inspireret af Orson Welles spørger Zarathustras Onkel sig selv og tilskuerne om kunsten 
stadig formår at give en oplevelse, der slår hul i den kendte virkelighed. I skandinavisk 
kunstforståelse hersker der tilsyneladende mange steder en tro på eller en drøm om kunsten 
som noget fundamentalt "andet", der kan give adgang til erkendelser, der er lukkede for 
den rationelle tænkning. En eksponent for denne hypotese er for eksempel "Det Umuliges 
Kunst" af Solvej Balle (2005), som Zarathustras Onkel får publikum til at læse højt fra.  
 
En anden publikumsinvolverende strategi er at placere tilskuerne i en firkant rundt om 
scenen. I foredragets centrale scene vimser ufo-lignende "robomops" rundt på scenegulvet 
mellem folks fødder og vælter kopier af markante bygninger i den by, foredraget finder 
sted i.  "We come in Peace" har nu indtaget Göteborg, Stockholm, Helsinki, København, 
Oslo og Århus. 
 
Zarathustras Onkel leverer ikke noget svar på om noget sandt nyt kan opstå gennem 
kunsten, eller om den vestlige verden må nøjes med at recirkulere gammelt tankegods. Tør 
vi erkende det nye, når det melder sig i form af mennesker fra andre kulturer? Eller nøjes vi 
med at pynte boligen med gardiner i etnisk mønster? Kan kunsten stadig provokere? Eller 
kan den kun provokere i dét den giver afkald på enhver intention om at være original og 
nyskabende, og i stedet åbenlyst og uforskammet stjæler med arme og ben fra 
eksisterende værker? 
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”Fingernummeret” blev rekonstrueret til Berliner Luft 3, 19. maj 2007 i Turbinehallerne. 
Publikum, der skulle til Radio Dramas stort opsatte ”Mordets melodi”, mødte en 
smokingklædt og noget bedaget herre i baren i underetagen. Herren insisterede på at vise 
dem et lille fingernummer: Hokus-pokus: fingrene danner to ringe. Og pludselig hænger 
ringene sammen! ”Men hov! Det har du da stjålet fra Dirch Passer” sagde nogle. ”Det er 
ikke dit nummer!” 
 
”Fingernummeret” er et revystykke, som nogle mener at Dirch Passer kopierede fra den 
amerikanske Art Metrano. Det er blandt de tolv kanoniserede scenekunstværker fra den 
danske Kulturkanon, som udkom i vinteren 2005-2006. Zarathustras Onkel rekonstruerer 
værkerne som led i en undersøgelse af originalitet og danskhed i kunst og kultur. En 
rekonstruktion af Solvognens Julemandshær blev således udført i Magasin, december 2006, 
foran et stort opbud af politi, vagtfolk og presse. Zarathustras Onkels Julemandshær stjal 
ikke bøger fra hylderne og forærede dem bort som i den oprindelige version; det var 
snarere en markering af ideen om en rekonstruktion. Men for en sikkerheds skyld blev 
julemændene alligevel arresteret! 
 
Desuden er "Sylfiden", "Enetimen" og ”Ordet“ blevet genopført, og ”Majonæse” opføres i 
efteråret 2009. Flere er under forberedelse.  
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Zarathustras Onkel blev oprettet i 2001 som et label for Henrik Vestergaard Friis og frem til 
2006 brugte han det til at undersøge kunst og teater i teori og praksis. ”Fingernummeret” og 
”Kanonprojektet” indgår i  hans nuværende undersøgelse af originalitets-begrebet. 
 
Henrik Vestergaard Friis. Tidligere Pedersen, men nu gift med Ellen Vestergaard Friis, som 
han har to børn med. Født 1971 i Aalborg, Danmark, tog i 1998 en BA i Teatervidenskab  
på Københavns Universitet og i 2003 en MA i Teatervidenskab på det Freie  
Universität Berlin. Har siden 1999 overvejende boet i Berlin.  
  
Dannede i 2002 Liveart.dk sammen med blandt andet Lars Vind-Andersen, Paw Petersen 
og Ellen Friis. 2005 medstifter af Uafhængige Scenekunstnere. Dannede i 2006 Open Source 
Theater sammen med Gritt Uldall-Jessen.   
  
Arbejder desuden som som dramaturg, performer og lydkunstner. 
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Otmar Wagner: 
"Stuff the holes, yeah - Orgie Europa Remix”  
1. - 2. april 2005 
 
 
 
Da publikum kommer ind i salen, er performancen i fuld gang. Billeder fra livet i Danmark 
strømmer henover projektionslærredet. Publikum sætter sig på podier i forskellige højder og 
med bløde puder på. Otmar Wagner i silkekjole uddeler danske flag til tilskuerne. Henrik 
Vestergaard Friis er også i silkekjole og styrer teknikken. Sangeren Irene Cotticchio er i stram 
guldfarvet heldragt og smyger sig om performeren David Nielsen, der sidder i en stor rød 
lænestol. Hun synger og sætter ham guldhorn i panden i form af to bananer. Hornene 
symboliserer Zeus som en tyr, der bærer Europa på sin ryg. På salens endevæg hænger et 
par guldhorn i overstørrelse. Irene Cotticchio citerer Walther Benjamins tekst ”Engel der 
Geschichte”; om historiens engel, der går baglæns i fremskridtets storm. 
 
Otmar Wagner borer huller i det lille modelhus, der står midt på scenen. Foran huset ser 
man små udgaver af performanceforedragets tre performere. Billedet beames live op på 
en storskærm. Billedet afløses af to andre; af en fodsvamp og en atomsky-paddehat. 
Atombomben er en trussel mod det angste menneske, der bliver hjemme og lukker øjnene. 
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Nationalstater kan udslettes. Den der står stille er udsat. Men neo-nomaden, der er hjemme 
i alle og ingen lande, er højst truet af fodsvamp.  
 
Forandringens vinde blæser, og de blæser gennem marv og ben. Europa er en krop og 
kroppen er fuld af huller. Husene gennemstrømmes af kabler, der bærer massive mængder 
af information om og fra verden. Huden pierces og gennembores; cyber-mennesket er 
fremtidens menneske. Det vestlige menneske får indopereret og indlagt alverdens maskiner 
og chips i kroppen. Huden er overfladen, og der er intet bag den. Europa forvandles til et 
liderligt orgie, hvor menneskene leger at de stopper hinandens huller i en konstant 
pornografisk stønnen. Alting flyder. Det er for sent at afbryde underholdningen! Der er ingen 
hjemme. Ingen bor i huset, sover i sengene, fordøjer, æder og lever fra dag til dag. Den 
europæiske krop overstrømmes og invaderes af parasitter udefra.  
 
Otmar Wagner og Henrik Vestergaard Friis tager Pia Kjærsgaard- og Kristian Thulesen-Dahl 
masker på og bærer rundt på en syngende Irene Cotticchio. David Nielsen kommenterer 
fra den røde stol, og læser op af sit manus. De diskuterer sceneriet med publikum og får 
dem til at vifte med dannebrog. Til sidst maler Otmar Wagner sig selv blå fra top til tå, 
piercer sit maveskind med en cirkel af gyldne EU stjerner, stopper en stjernekaster i mund og 
anus og står stille på alle fire, mens stjernekasterne brænder ned. Aktionen bliver filmet 
nedefra og projiceret op på skærmen, hvor Otmar Wagners mave fremstår som et 
bølgende flag. 
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"Stuff the Holes, yeah - Orgie Europa Remix” er et remix af billeder og scener fra Europa, 
utopien om nationalstaten, og dens sammenbrud. Remixet danner overgang mellem to 
værker: fra performanceforedraget ”Fra Fodsvamp til Atomsvamp” og til hans nyeste 
koncertperformances. Remixet er en hektisk og overfladisk surfen gennem billeder, 
tilstande, teorier og citater fra filosoffer og kunstnere. Men Otmar Wagner bremser 
strømmen igen og igen og nagler den fast til ideen om kroppen, og til sin egen krop. 
Dermed forvandles strømmen af underholdning til personlig konsekvens og identitet. Han 
leverer sit eget bud på hvordan Europa overlever fremtiden.  
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Otmar Wagner er uddannet fra Instituttet for Anvendt Teatervidenskab ved universitetet i 
Giessen. Derefter har han studeret objektteater i Amsterdam. Siden 1992 har han arbejdet 
som interdisciplinær kunstner, alene og sammen med Tone Avenstroup, de Wien-baserede 
performancegrupper Bilderwerfer og Toxic Dreams, og med Florian Feigl, som han 
grundlagde Wagner/Feigl-Forschung und Festspiele med i 1996. Sideløbende underviser 
han som gæsteprofessor i scenografi på Freie Universität og Technische Universität i Berlin. 
 
Otmar Wagner har tidligere været i København med den essayistiske teaterperformance 
"Inventur Debil" (2000-2003), som han også har omsat til et hørespil for Deutschland Radio 
Berlin. I øjeblikket bor han i Wien, hvor han udvikler multimediale performances og arbejder 
som utopi- og længselsforsker. 
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Andrzej Wirth og Thomas Martius: 
”Las Venice”  
5. - 6. april 2005 
 
 
 
 
 
 
 
Ordet "Island" flakser med mellemrum henover væggene i Kanonhallens foyer. Den ene 
ende er fyldt med caféborde, som publikum sidder ved. Bagved og rundt om dem kører en 
film via fem megaprojektioner på foyerens vægge, søjler og skilte. Vinduerne i loftet er ikke 
dækket til. Man kan se himlen og de røde murstenshuse, der omgiver Kanonhallen. Filmen 
på væggene står længe på et billede af vand, og det giver en ambient stemning af at 
være neddykket i en ubåd sammen med de andre tilskuere og performerne. Det sætter en 
ramme om værket, uden at skabe en fiktion for publikum at fortabe sig i. 
 
På et podium, som kun er en anelse hævet over gulvet, sidder Thomas Martius og Andrzej 
Wirth. Wirth er klædt som en turist i hvidt, med stråhat og solbriller. Martius er i mørk habit. 
Han holder en fjernbetjening. De drikker vin fra baren. 
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Martius præsenterer projektet og siger at tilskuerne er frie til at stille spørgsmål og starte 
diskussioner undervejs i forløbet. De vil gennemgå filmen og stoppe op, hvor de har lyst. Der 
er ingen kronologi. Filmen begynder, og "Island" viser sig at være halvdelen af "Treasure 
Island"; navnet på hotellet overfor Venetian, som Wirth og Martius var indlogeret på i Las 
Vegas. I filmen ser Wirth ud af vinduet og drikker vin. Man ser Martius spejlet i vinduet. I dét 
filmen projiceres direkte på Kanonhallens vægge skabes en reference til åbningsscenen og 
til hele projektets tema; dobbelteksponeringen af ude og inde, af de to byer på hinanden; 
Las Vegas og Venedig. Filmens fiktionselementer punkteres af DVD afspillerens 
kommandoer (stop, pause) der dukker op når Thomas Martius bruger fjernbetjeningen. På 
et tidspunkt klikker han til indholdsfortegnelsen. Han tilbyder publikum at bestemme hvad 
der nu skal ses. "Theatre is shortlived" vinder, og Wirth forklarer hvorfor.  
 
Filmmaterialet danner rammen om et forskningsprojekt med utallige tilgange og temaer. 
Finder man den rigtige ramme, er alt indenfor den teater. Både Venedig og Las Vegas 
iscenesætter deres turister som skuespillere uden instruktør. Virtuelle aktører; vactors; kalder 
Wirth dem. Det kræver mod at skabe noget usammenhængende og at tillade tilfældets 
komposition indenfor en stram ramme, siger han.  
 
Filmen krydsklipper i hektisk tempo mellem byerne, og opsøger med forkærlighed rammer, 
TV skærme, et blik ud af et vindue og ned i en gyde. Martius inviterer de to fra Kanonhallens 
bar op på scenen: Stephen Williams synger på walisisk og slår på tromme.  
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Selene Münuz danser flamenco. Bag dem viser filmen en fotovæg, hvor der er skåret huller 
til at man kan sætte sit ansigt ind . "Use your face here!". Der klippes til en arkitekt fra Las 
Vegas, som siger at det handler om at skabe en ramme for eskapisme, så folk tør give slip 
(og bruge penge). Byerne er fulde af begær og romantik. ”Handler dans om romantik?” 
spørger Martius Selene Münuz. 
 
”Byerne er labyrinter” siger Wirth. Og i enhver labyrint er der en hemmelig have; et centrum 
som kender dig. Filmen viser klip fra "Døden i Venedig" hvor en mand dør, mens han leder 
efter en dreng, han begærer; og fra "Leaving Las Vegas", hvor Nicolas Cage spiller en 
alkoholiker, der tager til Las Vegas for at drikke sig ihjel. Tusinde billeder flakser henover 
Kanonhallens vægge. Selene Münuz demonstrerer hvordan alle turister rækker armene op i 
samme opgivende gestus, mens de skyder sig selv med kameraer, der fryser dem i et hvidt 
sekund. Selv døden er en simulation og et billede blandt andre. 
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Andrzej Wirth grundlagde Instituttet for Anvendt Teatervidenskab ved Justus-Liebig-
Universität Giessen (1982-1992). Han er teater- og litteraturkritiker og har oversat Brecht, 
Kafka og Dürrenmatt. Efter han forlod Polen i 1966, har han undervist på Stanford, Harvard, 
Yale, Oxford, Londons Universitet, City University of New York og Freie Universität Berlin. Han 
har skrevet om Bertolt Brecht, Jerzy Grotowski og Robert Wilson, og instrueret utallige 
forestillinger med universitetsstuderende fra Amerika, Europa and Australien. 
 
Thomas Wirtius afbrød en businesskarriere og begyndte at studere ved Instituttet for 
Anvendt Teatervidenskab i Giessen. Han blev færdig i 1994. Fra 1995 har han været free-
lance kunstner. Han har blandt andet været Artist-in-Residence ved Podewil, i Berlin, 1996-
98. Fra 1996 har han undervist i videokunst ved Freie Universität, Berlin. Han har over 100 
internationale performances, videoer og teaterprojekter bag sig. Han arbejder med 
såkaldte ”Stills“ og  ”Minimal Acting“, som instruktør for både teatergrupper og 
soloperformere. 
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She She Pop: 
"Why don´t You Dance"  
5. - 6. april 2005 
 
 
 
 
 
"Are you lonesome tonight?"  (Elvis Presley) 
 
 
 
Kanonhallens sal placerer sig mellem en jazzklub fra 20´erne og en hal fra en konkurrence i 
sportsdans. Store hvide rispapirlamper og skilte med pile ("Private" og "Bar") hænger fra loft 
og vægge. Performerne bærer diademer og balkjoler i pastelfarver. De danser med 
hinanden og med publikum, der krydser scenegulvet på vej til pladserne ved de runde 
røde borde, eller til stolene langs kanten af dansegulvet. Flere tilskuere har taget ølglas med 
fra baren, der er indrettet i et hjørne. Munter jazz lyder fra en pult, der er indrettet i et andet 
hjørne, hvor performerne lægger plader på efter behag. I loungen i foyeren taler 
performerne live via storskærm fra deres garderobe.  
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En performer byder velkommen og forklarer, at de vil afsløre deres inderste længsler og 
hemmeligheder i denne forestilling, og opfordrer publikum til at deltage. Hun forklarer at 
man er fri til at gå omkring eller sidde i loungen udenfor.  
 
Elvis synger. Performerne sætter sig på tomme pladser blandt publikum. To mandlige 
tilskuere danser sammen og der klappes. Efter et heftigt dansenummer sætter performerne 
sig hos publikum og taler med dem. Nogle bliver trukket med ud på gulvet. Performerne 
tager polaroid fotos af hinanden og udfører en koreografi.  
 
Det mandlige medlem af She She Pop præsenterer sig forpustet og introducerer "The 
quality card". Det er et skilt, hver deltager får på ryggen, således at hans eller hendes 
dansepartner kan give kritik efter dansen – for eksempel om den anden lugter godt eller 
dårligt. Endnu en plade sættes på. Publikum danner en ring med performerne. En 
performer tager ordet og siger at alle sikkert har oplevet at komme ind i et rum til en fest og 
se én, de faldt pladask for, men ikke turde henvende sig til. Så i den næste dans skal 
publikum opsøge netop denne person og danse med ham eller hende. Scenen forbliver  
tom. 
  
Dans for dans forklarer en ny performer temaet for den næste dans, hvordan tilskuerne skal 
fordele sig, og hvem de skal danse med. Performerne, der er i 30´erne, fremstiller sig selv 
som naive og romantiske teenagere. 
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Der er ikke nogen dramaturgisk udvikling. Spillet bliver ikke konsekvent autobiografisk eller 
en egentlig konkurrence. Men stemningen stiger og stiger, og tilskuerne har efter alt at 
dømme en god og anderledes teateraften, hvor især bevidstheden om at de hele tiden 
kan blive inddraget, holder dem på stikkerne. 
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She She Pop er et performancekollektiv fra 1998, bestående af fem kvinder og to mænd, 
som alle er uddannet ved Instituttet for Anvendt Teatervidenskab i Giessen. Medlemmerne 
er: Mieke Matzke, Fanni Halmburger, Katharina Oberlik, Ilia Papatheodorou, Sebatian Bark, 
Berit Stumpf og Johanna Freiburg, De to sidste er desuden medlemmer af Gob Squad (se 
Berliner Luft 4)  
 
She She Pop har udarbejdet en række performances, som er styret af regler. 
Opsætningerne  er ikke længere forestillinger, men spil. "TRUST" (1998) var en auktion, hvor 
performerne og deres kunstneriske talenter var til salg. "LIVE" (1999) var et live game show, 
hvor performerne kæmpede om publikums gunst i et kapløb mod tiden. I "RULES" (2001) er 
performerne kandidater, som publikum kan stemme på. Den individuelle performers 
optræden opstår som en konsekvens af spillets logik; i samspillet med tilskuerne og med 
dem som vidner. Publikum spiller rollen som jury, der bestemmer over performerne. 
Tilskuerne bliver en del af begivenheden efter at være blevet nøje instrueret i spillets regler.  
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BERLINER LUFT 3 
TURBINEHALLERNE 

5., 12. OG 19. MAJ 2007  
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Christopher Hewitt: 
"The Performance Art Jukebox" 
5. maj 2007 
 
 
 
 
 
 
 
 
 
 
”Christopher Hewitt præsenterer et udvalg fra sit personlige arkiv for dokumentation af 
performance kunst. Tag en drink med ham, få en snak, og udsøg dig et spændende 
videoklip fra Performancekunst Jukeboksen. Performancekunst Jukeboksen rummer værker 
af kunstnere som Annie Sprinkle, Franko B, Denis Oppenheim, Chris Burden, Gilbert & 
George, Lone Twin, Hermann Nitsch, John Bock, Spalding Grey, Roi Vaara, Paul McCarthy, 
Gary Stevens, Bak Truppen, Station House Opera og mange flere”. 
 
(fra programmet) 
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Interview 25.januar 2009: 
 
Har du nogen interessante samtaler med folk over jukeboksen? Næh. Af en eller anden 
grund vil folk kun se Franko B.  Hvorfor det? Folk er konservative. De vil se det, de kender i 
forvejen. Mit formål med jukeboksen er at skabe interessere for noget, de ikke kender. Der 
er typisk fem-seks stykker, der bliver hængende og ser den ene film efter den anden. 
 
Taler du med folk om hvad de kan lide, og prøver at finde noget lignende til dem? Du ved, 
ligesom i Amazon.com ”nogen, der så det samme som dig, kunne også lide...”. Nej, jeg 
prøver at få folk til at interessere sig for noget helt andet. Så du finder ikke andre 
blodperformances til dem, der vil se Franko B.? Nej, blodtørst er et udtryk for visse 
menneskers misforståede opfattelse af, hvad der er virkelig vild performancekunst. 
 
Hvor længe varer en visning? To-tre timer eller til min vinflaske er tom. Holder din flaske så 
længe? Jeg troede du skænkede ud af den? God, no! Skulle jeg skænke af MIN flaske? Ja, 
der står at folk inviteres til at tage en drink med dig. Jamen det foregår jo som regel et sted 
med en bar, hvor de kan købe deres egne drinks. 
 
Tilpasser du jukeboksen til den enkelte festival eller publikum? Nej, materialet er ret 
tilfældigt; cirka 200 værker på seks-syv minutter per værk. Jeg er meget træt af det 
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efterhånden, for jeg har set de samme videoer igen og igen. Jeg har opført jukeboksen 
otte-ni gange.  
 
Har du redigeret materialet specielt til jukeboksen? Nej, noget af det havde jeg redigeret 
tidligere til undervisningsbrug, resten passede bare i formatet.  
 
Så det er ikke udvalgt på grund af indholdet i det enkelte klip? Nej. Måden, jukeboksen 
opstod på, var også tilfældig. Det var for fem år siden til et Performer Stammtisch i Berlin. 
Ingen optrådte, så vi ville vise videoer i stedet. Men jeg var den eneste, der havde noget 
med, og forbindelsen til projektoren fungerede ikke. Til sidst sad en kreds af folk rundt om 
min laptop og blev ved med at bede om nye film. Nogen brugte ordet ”jukeboks” og 
sådan blev ”Performancekunst Jukeboksen” født; som en uformel måde at introducere folk 
til performancekunst, og en måde at skabe et værk på uden selv at performe. Jeg hader 
at optræde. 
 
Formen virker kontraproduktiv, hvis det er dit mål at få folk til at interessere sig for noget nyt.  
Du optræder jo typisk på steder som Turbinehallernes indgang, hvor der er så megen larm 
og forstyrrelse, at det ikke er muligt at høre dig ordentligt. Det var måske bedre at tale med 
folk på tomandshånd eller omkring et bord i en bar, og slet ikke vise film? Ja, det er sandt. 
Men det ville være alt for anstrengende! 
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Har du nogensinde scoret en pige på din ”Performancekunst Jukeboks”? Ja faktisk! Der var 
en amerikansk pige, som jeg var ude med nogle gange for at vise hende noget kunst og 
introducere hende til Berlin. Og en aften lavede jeg en middag til hende og inviterede 
hende med hjem at se min ”samling af performancekunstvideoer”. 
 
 
 
 
 
 
 
 
 
 
Christopher Hewitt har arbejdet som kurator, underviser, administrator og med store 
mellemrum selv som performancekunstner siden 1992. Efter ti år i London, hvor han blandt 
andet var leder af Live Art afdelingen ved ICA (Institute of Contemporary Arts), rejste han til 
Kunstakademiet i Turku, Finland og grundlagde Crossing Borders, en B.A. uddannelse i 
performancekunst. Nu bor han i Berlin og er producent for den norske performance-
teatergruppe Baktruppen. Han udgiver DVD´en Liveartwork hvert kvartal. Den består af 
udvalgte videodokumentationer af samtidens performancekunst.   
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Carola Lehmann: 
"Mickey Mouse på sigtekornet" 
5. maj 2007  
 
 
 
 
 
 
 
Carola Lehmann står i Turbinehallernes lounge i kælderetagen. Modsat mange andre der 
har optrådt der, bruger hun ikke en vægniche, men har placeret publikum der. Hun står 
ved en pult der er anbragt ved siden af et projektionslærred og har ryggen mod den runde 
bar i rummets midte. Det sceniske arrangement er praktisk bestemt, men fungerer også 
kunstnerisk, når Carola Lehmann for eksempel tager en afstikker ned langs barens ene side. 
Dermed signalerer hun primært at hun, performeren, bevæger sig frit i et virkeligt og 
endeløst rum, som hun kan forlade via trapperne op til teatersalen. Imens er publikum låst 
fast med ryggen mod muren, som elever i en skoleklasse i en tilhørerposition, de ikke kan gå 
til og fra efter ønske. Det relaterer til foredragets indhold, som handler om kunstnere der, i 
stedet for at holde sig indenfor museets eller teatersalens grænser, agerer i samfundets 
virkelighed og med en tilfældig offentlighed som deres publikum.  
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"Mickey Mouse på sigtekornet" er en rejsebeskrivelse fra et ophold i New York og 
Washington. Det handler om mennesker, Carola Lehmann mødte og filmede, og aktioner 
hun deltog i. Endelig handler foredraget om USA og om amerikanere, der er i opposition til 
regeringen og forsøger at markere sig politisk med alternative midler.  
 
"Yippier" blev brugt som betegnelse for mennesker, der deltog i ustrukturerede, blide og 
humoristiske aktioner i det offentlige rum i 60´erne. Det var ingen speciel bevægelse eller 
gruppe, der stod bag forsøget på at få Pentagon til at svæve som et resultat af intens 
meditation. Meget få af de, der var aktive dengang, lever og virker endnu, men Carola 
Lehmann har opsøgt dem og åndsbeslægtede nutidige kunstnere. Der er for eksempel den 
kvindelige kunstner, som instruerede fire skuespillere i at stille dumme spørgsmål på 
rundturene i Det Hvide Hus i Washington. Tolv turister er tilladt af gangen, og heraf stillede 
fire så spørgsmål som: "Hvad var det nu han hed, den præsident, der fik sine egne 
familiemedlemmer ansat i Kongressen?".  Sikkerhedsfolkene i Det Hvide Hus stoppede 
denne happening efter to rundvisninger og forhørte skuespillerne. En brød sammen og 
afslørede kunstneren bag, som prompte blev arresteret. 
 
Carola Lehmann stopper pludselig op og demonstrerer hvordan man giver slip på det hele;  
"letting it all go".  Hun siger "aaaaaaaaaaaaaaaaaaaaaaaaaaaaahhhhhhhhhhh". 
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Carola Lehmann præsenterer Turbinehallernes publikum for den voodoo-dukke, der 
optræder i videointerviews med blandt andre Reverend Billy. Hvad ville han sige til dukken, 
hvis den var George Bush? "Stay out of Iraq. Now!" kommer det efter en lang pause. 
Reverend Billy prædiker ihærdigt mod store koncerner og deres indtog i små samfund. Han 
står i spidsen for gospelkoret "Stop Shopping", der blandt andet protesterer udenfor 
Starbuck´s og synger anti-shopping salmer. Budskabet om at være en bevidst forbruger 
fremføres med fynd og klem, og Reverend Billy kombinerer virkningsfuldt en række 
velkendte amerikanske traditioner: Den orale retorik, det musikalske show, 
vækkelsesprædikanten og stand-up komikeren i tætsiddende kridhvidt jakkesæt.  
 
Carola Lehmann trækker på de samme inspirationer, når hun blander video, anekdoter, 
citater og praktiske demonstrationer, klipper mellem rejsebeskrivelse, teaterhistorie og USA- 
kritik. "Mickey Mouse på Sigtekornet" er en collage af videooptagelser, anekdoter og 
performative småaktioner. Springene fra et indslag til et andet i "Mickey Mouse på 
Sigtekornet" er associative, rytmiske og dramaturgisk bestemte.  
 
Men det er også i disse overgange at Carola Lehmann forlader formidlingen, 
genfortællingen og fremvisningen for et øjeblik, og tilføjer foredragsformen en kunstnerisk 
dimension. I stedet for at glatte afstanden mellem to elementer ud, gør hun af og til 
opmærksom på den med et brat skift til noget helt andet. Det tydelige brud er en 
verfremdungseffekt, der undrer og udfordrer publikum og vækker til eftertanke.  
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Hun siger for eksempel:  ”Og det minder mig om noget meget meget vigtigt som Reverend 
Billy sagde:  "It makes me so sad what´s happening in the US right now".  
 
Hun ser på sit ur. Der går et minut. 

 

 

 

 

 

 

 

 

Carola Lehmann studerede ved Instituttet for Anvendt Teatervidenskab i Giessen fra 1993-
1998. Siden 2004 har hun boet i Berlin, hvor hun inddrager indflydelser og muligheder fra 
byen i sit kunstneriske arbejde. Hun pendler mellem Berlin, Köln og Düsseldorf, hvor hun 
underviser i performancekunst og teaterhistorie.   
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Claudia Splitt: 
”Recycle” 
5. maj 2007 
 
 
 
 
 
 
 
 
”"Recycle" er en vandring ad eftertankens og følelsens veje. En aften med 
kærlighedssange, billeder og citater.” 
 
(fra programmet) 
 
Kærlighedssange er banale, men så inderligt sande når man selv er opslugt af kærlighed; 
ulykkeligt eller lykkeligt. Mennesker bruger musik til at fremkalde eller understrege deres 
følelser med; også når det ikke handler om kærlighed. Det kan være svært at sige om en 
følelse kommer indefra eller udefra; om man spiller den eller virkeligt føler den. 
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Titlen ”Recycle” dækker over at sangmaterialet er genbrug af andres popsange, og den 
refererer til traditionen for en sangcyklus. Endelig beskriver den hovedkarakterens forsøg på 
at komme ud over sig selv og væk, bryde ud af kredsløbet og finde en ny impuls, frem for at 
cirkle i sine egne spor. Hun konkluderer at hun kan genbruge sine erfaringer: 
 
”Are there circles that reoccur? Is everything happening in waves? Are there changes 
taking place? Am I in transition or is it just an illusion? (...) I try to train to forget about these 
questions once in a while. Once a day. So that calmness may give me a break and a useful 
refuel. So I can continue. And recycle. So that everything I have collected so far is fit to be 
used again. With a new value.” 
 
Publikum er arrangeret på blomstrede puder på podium-rækkerne. Rummet er langt og 
hvidt. Et feminint rum. Claudia Splitt ligger henover en brun kuffert i overstørrelse. Kufferten 
er det eneste på scenen ud over et projektionslærred bag hende. Skærmen står på 
”pause” og dvd-afspillerens markeringer er synlige.  
 
Claudia Splitt er stylet som en pin-up fra 50´erne, med pandehår, hestehale og blomstret 
kjole. Sangene er på engelsk og citerer kendte popsange. Hun mimer dem med sit 
kropssprog. En video følger hver sang med tyske undertekster. Motiverne er enkle: 
Øjenvipper. Læbestift. Togvindue. En kuffert. Claudia Splitts figur, i enkelt og dobbelt 
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udgave. Videoens motiver mimer også sangteksterne, så helhedseffekten minder om 
karaoke. Mellem sangene er lærredet mørkt. 
 
Forestillingens lag af billede, tekst og optræden illustrerer og følger hinanden tæt, frem for 
at fortolke eller bryde med hinanden. Den karakter, Claudia Splitt repræsenterer på 
scenen, er som en dukke, hvis bevægelser og øvrige udtryk er styret af sangenes 
pålydende. Dukken kastes ud i ekstreme følelsestilstande på jagt efter en katharsisk 
befrielse. Sangene i ”Recycle” gennemspiller de mange følelser efter et brud: Vrede, 
skuffelse, håb, resignation, sorg og savn. De er arrangeret dramaturgisk som en rejse bort fra 
en elsket og et forsøg på at finde et nyt ståsted. Et klassisk tema for en sangcyklus.  
 
Mellem sangene sidder Claudia Splitt i et rødligt lys på en tom scene og taler en tekst, der 
er intim, associativ og stedvis ræsonnerende. Den danner bro mellem sangene og virker 
næsten spontan. Mens hun tilsyneladende distancerer sig fra sine følelser, nærmer hun sig 
publikum i disse pauser, hvor hun i højere grad fremstår som privatpersonen Claudia. Det er 
naturligvis ikke mindre spillet; men blot spillet i en anden stil. 
 
 
 
 



 93 

Claudia Splitt er uddannet ved Instituttet for Anvendt Teatervidenskab i Giessen. Hun 
grundlagde bandet Madonna Hip Hop Massaker i 1994. Ved siden af arbejdet som 
sangerinde har hun som skuespillerinde medvirket i talrige teaterproduktioner; blandt andre 
med Stefan Pucher, Tim Staffel, Rene Pollesch, John Jesurun og Lose-Combo. 
 
”Recycle” (2007) er efterfølgeren til "Feedback"; hendes første sang- og spoken-word 
performance, produceret af Volksbühne og vist på Prater, Berlin, i februar 2006. 
 
 Siden 2007 har hun arbejdet på bandet Loop Moss. Det begyndte som et solo 
performance projekt, hvor hun brugte samples og citater, og blev så gradvist til et band, 
efterhånden som de anvendte play-backs blev erstattet af instrumenter og live-sound. 
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Ellen Friis: 
“Et bagdrag om en kop” 
12. maj 2007 
 
 
 
 
 
 
 
 
 
 
 
 
 
Forestillingen er inspireret af en passus i en populærvidenskabelig bog om at man ikke ville 
bemærke det hvis tiden gik baglæns. Hvorfor? Fordi ens erindring også ville løbe baglæns. 
Det bliver der ført bevis for i denne performance, der blev omdøbt til ”Der Beweis” ved en 
senere og forbedret opførelse på Performer Stammtisch, december 2007 i Berlin. 
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Ellen Friis står foran et stort tegneseriemaleri i Turbinehallernes kælderbar. Hun har en 
taleboble i armene, hvor der på bagvendsk står: ”netfa i rof kat”. Hun er i slåbrok og 
natskjorte, og bag hende er et fuldt dækket morgenbord med et skakur på, der med to 
store pile signalerer tidens forlæns og baglæns gang.  
 
Efter at have bukket og modtaget publikums hyldest, går hun baglæns ud og henter en 
spand med en klud, hvis indhold af kold kaffe hun klemmer ud på gulvet med tørrende 
bevægelser. Hun børster kejtet nogle skår ud i pølen og bærer spanden ud. Hun sætter sig 
på stolen og ser forskrækket på svineriet på gulvet.  
 
Ellen Friis slår på skakuret: Nu går tiden forlæns og det er på tide at reparere et par 
katastrofer: Koppen samles med gaffatape, kaffen tørres op og vrides ned i spanden, den 
kolde kaffe hældes op i koppen direkte fra spanden. Hun tager en slurk, men synker ikke. 
Scenen er sat og tiden ruller baglæns igen: 
 
Forskrækkelsen er sporløst væk. Ellen Friis læser avisen bagfra, synker og lader kaffen glide 
ud ad sin mund og ned i koppen med et hørligt !hhha, synker og tygger og får gumlet en 
halv fugtig bolle ud på en tallerken. Hun skraber syltetøjet af bollen og derefter smørret. 
Syltetøjet kommes i glasset, som lukkes og stilles på plads. Smørret tørres af på smørpakken, 
der ordnes i rette folder. Den aftørrede bollehalvdel samles med den anden bollehalvdel 
med den sløve side af en stor kniv, der føres igennem bolledelene.  
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Ingen illusion skal opretholdes, og det detaljerede morgenmadsscenarie er intet forsøg på 
at illustrere en scene i en fortælling. Det handler slet ikke om morgenmad. Man bør snarere 
se rekvisitterne som genstande i et laboratorium og derfor passer tegneseriebaggrunden 
godt; den understreger det næsten ikoniske eller metafysiske i opstillingen. Morgenkrydder, 
avis og kaffekop er som forsøgsobjekter; de udgør forskellige udfordringer for et baglæns 
forløb: Hvordan læser man egentlig en avis? Hvor falder blikket først på siden? Hvordan 
bladrer man? Hvor kigger man hen, når man forskrækkes af en kop, der falder på gulvet? 
Og når det skal gøres omvendt? Man skal huske at tygge, før man spytter maden ud! 
 
I den verbaliserede beskrivelse af det baglæns forløb må ordbrugen nødvendigvis også 
tilpasses. At sætte sig ned hedder nu at rejse sig op. At tage en slurk kaffe må omskrives til 
at lade kaffen glide langsomt ud af munden – ikke at forveksle med at spytte den ud, som i 
en omvendt-omvendt, altså forlæns version jo ville svare til at suge kaffen ind med et hørligt 
pift. Nye kausaliteter opstår og scene for scene, sætning for sætning, udskrives, overskrides, 
omtegnes den forrige og glemmes, da kun dét, der endnu ikke er indtruffet, kan forudses. 
Alt imens at fortiden forsvinder ned i et bundløst dyb af – netop ikke erindringer, men usikre 
formodninger. 
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Ellen Friis er uddannet i ”Kunst som interdisciplinær handlen i det offentlige rum” fra 
Kunsthochschule Berlin. Hun arbejder med at omsætte forskellige tidskoncepter taget fra 
fysik, litteratur, dramaturgi, psykologi og filosofi til fysisk rum og aktioner. 
 
Selvom hun også har skabt scenografier og deciderede performances, betegner hun 
undersøgelsen, researchen og processen (og ikke det eventuelle resultat og fremvisningen) 
som dét, der gør hendes virke ”performativt”, eller ”time-based”. Hun arbejder ikke i et 
bestemt medie, men forfølger sine ideer på tværs af genrerne, og dermed ofte ud i 
virkeligheden og det offentlige rum. 
 
Hun har skabt kunstnerisk dokumentation af forsvindinger af steder med samfundshistorisk 
betydning som Palast der Republik (Zwischennutzung Festival 2004) og Tempelhof (Preview 
Art Fair, 2008) I Berlin. I 2008 opførte hun desuden en søjle af lys i Leipzigs bymidte 
(Blauverschiebung Festival), spiste en kage meget langsomt på Nationalmuseet i Sczeczin, 
Polen, og gik baglæns gennem en passage ved Strøget i København (festivalen Mellemrum 
ved Teater X-Act). 
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Noah Holtwiesche:  
"Signifying Nothing" 
12. maj 2007  
 
 
 
 
 
 
”Signifying Nothing” er opstået ud af en optagethed af den negative teologi. Den negative 
teologi er ligeså gammel som den vestlige civilisation (…). I stedet for at sige: "Gud er stor", 
siger den negative teologi at Gud hverken er lille eller stor, hverken det ene eller det andet. 
Dermed forsøger man at ophøje Gud til en absolut væren hinsides nogen form for 
repræsentation. Det interesserede mig om det var muligt at overføre ideen om noget 
aldeles ufatteligt og usanseligt til performanceformen, der jo gerne opfattes af 
performancekunstnere selv som noget absolut sanseligt og nærværende. Jeg ville 
undersøge om det er muligt at betegne noget aldeles abstrakt – intetheden – gennem den 
diskursive metode fra den negative teologi.” 
 
(fra en e-mail, januar 2009) 
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Tilskuerne mødes i Turbinehallernes bar og bliver ført ind i en kældergang, hvor de 
arrangerer sig på blomstrede puder på den snævre plads foran en døråbning. På gulvet 
står en rød børnekuffert, en flaske vand og en elektrisk kogeplade. Det hele er belyst med 
en enkelt teaterlampe. Noah Holtwiesche er i jakkesæt. 
 
Hans performance består af syv dele, siger han. Den første er den introduktion, han netop 
holder. Anden del har egentlig ikke noget at gøre med resten, men dér vil han forsøge at 
skabe en energidialog mellem publikum og et stykke stål.  Et spændingsfelt der opstår ud af 
fysisk aktion; en velkendt performativ strategi.  
 
I sidste del skal publikum gå gennem døren bag ham og ud. Den sidste tilskuer tager den 
røde kuffert med som en markering af at transformationen er gennemført og afsluttet. Den 
rødlakerede kuffert med andre ord udgør en forsegling af ritualet. Det handler simpelthen 
om at gå fra ét sted til et andet: ”Signifying Nothing” er at betragte som en passage eller 
en livskrise. Når man kommer ud af den, må man reorientere sig og indtage en ny position i 
den sociale orden. 
 
Han tager jakken af, hænger den på dørhåndtaget bag sig og smøger ærmerne op. Nu 
skal der arbejdes. Han går gennem døren og ind i endnu en gang, hvor publikum stadig 
kan se ham. Han ifører sig et par kraftige sorte læderhandsker og kaster med et stort stykke 
stål, så det synger og giver ekko. Det gør han i næsten ti minutter, før han vender tilbage. 
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Noah Holtwiesche drysser popcorn på en pande på kogepladen. Der går igen næsten ti 
minutter. Popcornene brænder på, men popper ikke. Han griner og læser fra sit manuskript, 
siddende på gulvet. Han opsummerer alt det, som ikke er intet: Den grundliggende viden: 
at han er her, i en by på jorden, at jorden er rund og er i universet. Hans forbilleder, fra 
politik, filosofi og fodbold. Kæresten. De umiddelbare tanker – en øl efter hans optræden? 
En association til én, der spildte kaffe i sin nye laptop. Og til dem, som snart gør det.  
 
Ved at udsige og samtidig afvise alt dét, der ikke kan siges at repræsentere eller udtømme 
intet, nuet eller ham selv; ikke dette, ikke hint; benægter han ikke disse tings eksistens, men 
snarere den antagelse, at en sum af egenskaber, forbilleder og viden kan betegne noget 
andet, såsom ham selv, denne performance, eller Gud. Dermed åbner han for en ny måde 
at betegne på: Muligheden for at verden konstant må genopfindes ud fra øjeblikket NU.  
 
Popcornene eksploderer omsider. På vejen tilbage til baren, hvor tilskuerne mødtes før 
forestillingen, står der ingenting sprayet på væggen. Nothing. 
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Noah Holtwiesche studerede Anvendt Teatervidenskab i Giessen i perioden 1994-1999. Han 
har boet i Wien siden 2006, og er lektor ved Instituttet for Filosofi ved Universitetet i Wien. 
 
Han står bag adskillige performance- og teaterprojekter. Blandt andre: ”Long Distance 
Piece” som blev hædret med Staatsteater Darmstadts ”Cutting Edge”-pris i 1999, "Secret 
Hippie Piece", som blev vist på Expo 2000 i Hannover, og "chromosoma" i Bremen, 2003. Han 
arbejder på en afhandling om forholdet mellem performancekunst og nye medier.  
 
Hans nyeste projekter er: "Superglobe", en dobbeltperformance sammen med Otmar 
Wagner ved festivalen "Shakespeares 9 positioner" i WUK, Wien (2008) og "Smells like Teen 
Spirit" ved Bremer Shakespeare Company (2008). 
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Tone Avenstroup: 
this is not a love song # 3 
12. maj 2007 
 
 
 
 
 
 
 
 
 
 
 
”Hvid skrift på hvid væg. Blomkål på gulvet. Skyer på loftet. Via diasprojektioner med 
roterende spejle løber strofer over vægge og loft. Det handler om at elske og blive elsket: ”I 
beg your pardon, I’ve never promised you a rose garden". Teksterne dukker op og 
forsvinder igen. Jeg kaster roser på gulvet og danser på dem. Jeg går i for store sko. Jeg 
spiser jordbær og spytter dem ud igen. En film bliver genfortalt og fører hen til begyndelsen 
på et udbredt tema: „We don’t need another hero“” 
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Sådan beskriver Tone Avenstroup sin forestilling. Hun er grebet af ideen om negationens 
negation; om en kærlighedssang, der på trods af titlen naturligvis ER en kærlighedssang, 
eller snarere forestiller en kærlighedssang, ligesom Magrittes maleri af en pibe, der ikke er 
en pibe. Ordene beskriver en kærlighedssang og åbner via negationen for noget mere.  
Sætningens negation peger på paradokset i den almindelige kærlighedssang, der 
beskriver de dybe følelser man kender, men alligevel er en kliché.  
 
Avenstroup overfører princippet om ord, der ikke ER, men forestiller, til et minimalistisk 
scenografisk koncept. Ved at lade hvide ord glide rundt på rummets nøgne hvide vægge, 
beskriver hun en scenografi som det er op til tilskuerne at realisere for deres indre blik. Et 
rum, som kan ændre sig hurtigere, end hvis der skulle flyttes på tunge kulisser. Ordene 
projiceres via et lille maskineri med spejle, der drejer og reflekterer Avenstroups 
oversættelser af de banale kærlighedssange, der om muligt lyder endnu mere flade, når 
de udsiges på tysk, dansk og norsk. Ordene bliver ikke bare oversat, men bliver også udsat 
for en forskydning. De drejende spejle giver sangene en kværnende, udmarvende karakter. 
Man får dem ”på hjernen”.   
 
Avenstroup forsøger med sin performance at trænge igennem popsangenes klicheer, at 
overvinde ørernes vanemæssige træthed og finde ind til det væsentlige og vedkommende 
i dem, og i kærligheden. Ordene roterer om tilskuerne og omkring en usynlig lodret akse, 
der dannes af parallellen mellem (blomkåls-)hoveder forneden og skyer foroven. Ris ligger 
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overalt og reflekteres i små glimt. Blomkålene koges, vanddampen stiger op og bliver til 
skyer. Tanker, drømme og meditationer. Sådan sluttes kredsløbet.   
 
I forestillingen i Turbinehallerne overtog Tone Avenstroup en baggrund af høje hvide plader 
fra en anden forestilling. Når ordene projiceres på dem, opstår en hakkende virkning af ord, 
der skrives på papir. I udgaven i Theaterhaus Mitte i Berlin var rummet sort og med 
hvidkalkede vinduer, der blev projiceret på. Forestillingen fik således et helt andet udtryk 
end i København.  
 
De fire ”love songs” er skabt over fem år. For hver af dem har Tone Avenstroup 
genopfundet sit tema ud fra samme scenografiske idé og rekvisitter, og spurgt sig selv om 
hvad sætningen ”this is not a love song” betød for hende i det pågældende rum og på dét 
tidspunkt af hendes liv. Love song #2, 3 og 4 betegner hun desuden som post-apokalyptiske 
genfortællinger af filmen "Mad Max 3: Beyond the Thunderdome", som ikke anvender 
billeder fra filmen. 
 
Tone Avenstroup går stilfærdigt omkring og sætter blomkål over og ordner sine ord. På et 
tidspunkt stopper hun munden fuld af jordbær, så hun næsten kvæles. Hun arbejder med 
en præcis timing, og har fastlagt sine trin ud fra bestemte cues i musikken, uden at det dog 
springer i øjnene.  
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Koreografien er hverken stiv eller opstået af teknisk nødvendighed, men fungerer primært 
som middel til at skabe en rytmisk puls for hendes tilstedeværelse på scenen og for de 
bevægelser og handlinger, hun opfinder. Hendes krop bliver dermed det levende centrum, 
der forbinder ordenes vandrette kredsløb i rummet med vanddampens lodrette kredsløb. 
 
 
 
 
 
Tone Avenstroup er freelance dramaturg, bosat i Berlin. Hun har i mange år arbejdet 
indenfor teater, performance og intermediale udtryk i Tyskland og Norge. Hun var med til at 
starte teater- og performancekollektivet BAKTRUPPEN. Senere har hun arbejdet med AKT og 
ved Schloß Bröllin ("Wanderwege", 2004). Hun skabte "Let’s walk, let’s take a pasewalk!" 
(2006), et mobilt hørespil for Pasewalk med musik af Robert Lippok.  
 
Den første version af "this is not a love song" blev vist i forbindelse med performancerækken 
"sOlOduOtriO" i Kunstnernes Hus, Oslo i 2002. Den anden version i Galerie Kai Hilgemann i 
Berlin 2005. Fjerde og sidste version blev vist i Theaterhaus Mitte, Berlin 2007. 
 
I København var musikeren Anouschka Trocker med på scenen. 
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Eva Meyer-Keller: 
”Death is Certain“ 
19. maj 2007 
 
 
 
 
 
 
 
 
 
 
 
 
Turbinerummet fremstår råt og maskinelt med kakler, fliser og højt til loftet. Et par stole står 
parat til de trængende, men resten må stå op. Eva Meyer-Keller er i hvid kittel. Hun fylder 
kun en lille del af rummet med sin performance. Publikum samles omkring to lange 
laboratorieagtige borde med småternet køkkenbordsoptik tættest på de store vinduer ud til 
gården. På bordene ligger 45 kirsebær parat. Antallet af kirsebær svarer nøje til antallet af 
tilskuere.  



 115 

Kirsebærrene bliver nu, uden videre drama, myrdet, mast, massakreret, kvalt, pint ihjel, flået 
i småstykker, druknet, hængt, gennemboret, brændt, gasset og spist. Man genkender et 
mord fra James Bond, et andet fra de tyske KZ-lejre, et tredje fra Middelalderens inkvisitioner 
og et fjerde fra Hollywoods kannibal-folklore.  
 
Til trods for det blodige emne er det netop ikke nogen spændingsperformance. Eva Meyer-
Keller pusler roligt med dødsfaldene, som en rutineret kok laver mad. Dødsredskaberne har 
ofte naturlig størrelse; saksen, barberbladet og plasticposen har den størrelse, den slags nu 
har. Det vil sige, at de er i overstørrelse i forhold til kirsebærrene.  
 
I andre tilfælde leger Eva Meyer-Keller med tændstikkers lighed med brændekævler på et 
bål, eller bruger tøjklemmer og nøddeknækkere som torturinstrumenter. Nogle kirsebær må 
igennem Storm P.-agtige maskinerier før de får lov at dø, men også de dødsfald eksekverer 
Eva Meyer-Keller med legende lethed.  
 
Den visse død er ikke altid et mord; nogle dødsfald er selvmord og atter andre er uheld. 
Men ingen kirsebær dør af alderdom, sygdom, udmattelse eller mangel på næring. De dør 
ikke af indre årsager eller over lang tid. Døden påføres dem udefra som af en gud eller en 
regissør. Kirsebærrene bløder tavst og mørkerødt på køkkenbordet. Tilskuerne føler ikke med 
dem, selvom de måske nok føler ubehag eller ler af overraskelse, når et dødsfald er tilpas 
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raffineret udført. Det er det spektakulære dødsfald, der møder tilskueren; billedet af døden, 
som man ser den igen og igen på film, til man får hård hud på sjælen.  
 
Ofrene er netop kirsebær og ikke for eksempel valnødder: de sætter sig ikke til modværge. 
Der er ingen modstand at overvinde. Det er letheden og banaliteten ved det gentagne 
billede af døden, der betones. 
 
Forestillingen handler mindre om døden end om billedet af den, og om massemediernes 
vanemæssige forhold til den, Eva Meyer-Keller skaber billeder af døden. Det understreges 
af det videoværk, der er lavet på baggrund af forestillingen: et fugleperspektiv på Eva 
Meyer-Kellers hænder, værktøj og køkkenbordet med kirsebær.  
 
Eva Meyer-Kellers værker handler tilsyneladende om de subjektive billeder, mennesker 
skaber for sig selv af verden; om de tanker og forandringer enhver påfører sin egen 
hverdag med sine hænder og handlinger. Og samtidig antyder de, at mennesker leger – 
måske farligt og overfladisk - med hinanden, miljøet og verden. 
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Eva Meyer-Keller har studeret fotografi og kunst i Berlin og London (1992-1994) og dans og 
koreografi i Amsterdam (1995-1999). Hun har vist sine værker med stor succes i museer, 
kunstgallerier og teatre i Europa og New York. Hun har medvirket i projekter af Jérôme Bel, 
Baktruppen, Les Ballets C. de la B., og er sangerinde i electro-rock bandet "Ochosa". Hun er 
medlem af det internationale Liminal Institute, som også tæller danske Erik Pold, Pernille 
Koch og Adelaide Bentzon.  
 
I hendes nyeste værker går temaerne hænder, død og spil igen. I ”Holiday Shot” (2008) får 
hun undervisning i at betjene en pistol. ”Good Hands” (2005-2007) er mere 
publikumsinvolverende end ”Death is Certain”. Publikum sidder med ved runde borde, og 
der er en performer ved hvert bord. I ”Handmade” (2008) drejer et akvarium rundt i rummet 
og fyldes med forskellige væsker og materialer og udsættes for vind og vejr i hvirvlende 
skulpturer. Både Eva Meyer-Keller og hendes assistent ses som refleksioner i glasset, der 
drejer forbi tilskueren, billede for billede, side for side af et akvarium; med de forskydninger, 
der opstår, når man ser gennem det. Akvariet og materialerne i det udgør en mini-klima-
model, der drejer rundt om sig selv ligesom jordkloden.  
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ON AIR: 
”Hotel Radio”          
19. maj 2007 
 
 
 
 
 
 
“Om natten er stemmerne bløde og kroppene grå. Vi lytter til radioen. Nogen er derude og 
taler i mørket. Hvordan kan vi vide at det er et virkeligt menneske? Det kan vi ikke. Men 
alligevel lader instruktøren Frauke Havemann os få glimt af sin performer Neal Wach: en 
mund, et udsnit af en næse, den ene side af et par briller, en mikrofon. Han får lov til at 
tænde og slukke for en lille rød lampe, træde ind, træde ud. Han sidder en smule bortdrejet 
fra publikum, og dele af hans ansigt kommer til syne som kropsfragmenter i rød belysning på 
en videoskærm, et elektronisk billede på en skrøbelig virkelighed. Han taler om vejret, 
affaldsproblemer og andejagt...” 
 
(fra programmet)  



 121 

Gruppen ON AIR har arrangeret deres forestilling i et hjørne af underetagen i 
Turbinehallerne på et podium mellem nogle stolper. Performeren Neil Wach sidder ved et 
bord i undertrøje og med en mikrofon, en skrivebordslampe og en vandflaske. Han er 
pilskaldet, bærer briller og har en hjertetatovering på den ene skulder. Et kamera optager 
hans ansigt i en skæv vinkel. Rundt om ham står tre monitorer og endnu en mikrofon står på 
et stativ i baggrunden. ON AIR har dækket de små spots i loftet med rød folie. Så bliver lyset 
slukket og der bliver meget mørkt. Neil Wachs undertrøje flimrer i et blåt lys. Han tænder sin 
lampe med et klik. 
 
Det tager kun en blikretning og et tonefald at skitsere et menneske: En sømand med en 
følsom underkæbe, en rygende cigaret og en hjertetatovering ses på én monitor. Han 
samtaler med en intellektuel med ekspertbrillerne nede på næsen, som blinker bekymret og 
ser til siden. På en tredje videoskærm udtaler en ubarberet oprører sig; en selvretfærdig 
proletar med en overdreven mimik. Monitorerne knitrer og bølger. En indigneret og naiv 
person med opspilede øjne fylder skærmen fra øre til øre. En feminin og forpustet stemme.  
 
Neil Wach taler med ham, men uden at se på skærmen eller forsøge at sam-agere. Han ser 
ned i bordet og læser fra sit manuskript med en mørk og klassisk radiostemme. En rolig og 
autoritær tilstedeværelse, der nu læser et brev fra en fan i Bruxelles om tingenes tilstand: Alt 
indtræffer efter selvregulerende principper. En lunken kærlighed genophedes af et 
sidespring. En vejrudsigt indtræffer – måske efter de samme principper.  
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Stemmer og personligheder varieres og doseres som af en termostat, en musikalsk 
dramaturgi med udsving. Neil Wach forlader sin plads og er vejroplæseren ved mikrofonen 
bagved. Denne person er skinger og hæsblæsende. En quiz begynder. En person der 
hedder Joe, Freddy eller måske Dolores, ringer ind.  
 
Virkemidlerne er minimale. Scenografien den simplest tænkelige: Der er intet teaterlys, og 
Neil Wach tænder og slukker for sig selv med sin enlige lampe. Scenens mørke 
repræsenterer en nat. Ikke som naturalistisk tilstand, men som en nattevågen fuld af 
ensomhed og diffusion. Måske er personen ved skrivebordet en forfatter; den eneste der 
findes; og de andre skikkelser er nogle, han opdigter i sit natlige arbejde. Hvorfor skulle han 
ellers sidde ved et skrivebord? Hvorfor overhovedet være synlig? Og hvorfor ser man de 
andre personligheder på tre skærme, når stykket bærer navn af en radio? Publikum må 
åbenbart ikke forledes til at tro at de forskellige stemmer virkelig tilhører forskellige 
skuespillere.  
 
Forestillingen består i alt dét man forestiller sig, når man kun får et glimt, en stemme, en 
gestus, lyden af løbende skridt, en alarm, der går i gang. Netop mørket gør det muligt: Ud 
af det tomme rum skaber hver tilskuer sine egne rum, atmosfærer og skuespillere i Hotel 
Radios navn.  
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ON AIR har eksisteret siden 2002, hvor koreograf og instruktør Frauke Havemann slog sig 
sammen med videokunstneren Eric Schefter og performeren Neal Wach. De ville undersøge 
mulighederne i at kombinere live performance med forhåndsoptaget videomateriale. De 
begyndte på baggrund af en samling  ”fundne tekster”. Det udviklede sig til et spil med 
udledte opgaver og regler, som kan følges eller ignoreres. ”Klippet” som filmisk princip kan 
bruges til at afbryde eller irritere i et forløb; som mulighed for en direkte kollision og/eller til at 
udvide et bestemt interval med. Målet er en præcis timing og interaktion som samtidig 
tillader spontane beslutninger og fleksibilitet i performancesituationen. Fejl og uforudsete 
hændelser (tekniske og menneskelige) bliver integreret i spillet. 
     
De nyeste ON AIR produktioner bygger på originale manuskripter af Mark Johnson 
(LEATHERBACK, Take 3; TRUCKERS AND TRACKERS; Alien Unmade) mens de ældre bygger 
på fundne tekster (Hotel Radio, Carwash). Kilderne omfatter science fiction, skrækfilm, 
dokumentarer og udskrifter fra radioen. 
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BERLINER LUFT 4 
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16. - 19. MAJ 2009 
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Gob Squad:  
”Gob Squad’s Kitchen” 
16. - 18. maj 2009 
 
 
 
 
 
”Gob Squad’s Kitchen tager udgangspunkt i en af Andy Warhol’s film, ‘Kitchen’. Der sker 
næsten intet i filmen, men alligevel indfanger den 60´ernes hedonistiske og eksperimentelle 
energi. Det blev betragtet som gammeldags at kunne sine replikker, så skuespillerne hang 
bare ud. De referer til sex, stoffer og vilde fester, men der sker ikke noget særligt. En af 
filmens stjerner, Edie Sedgwick, siger det sådan: ”Jeg lever også i min rolle, men jeg kan ikke 
finde ud af hvad min rolle i denne film er.” Gob Squad satte sig for at rekonstruere ‘Kitchen’ 
(…) Hvordan dansede folk i 1965? Hvad talte de om? Var kvindernes frigørelse et faktum? 
Eller var den i sin vorden? Gob Squad’s Kitchen er en rejse til fortiden og tilbage til nutiden 
igen. En jagt på det originale, autentiske, på nærvær og nutid, mit sande jeg, dit sande dig, 
de skjulte dybder under nutidens skinnende overflade.” 
 
(fra  programmet) 
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”Gob Squad´s Kitchen” er en rekonstruktion af Andy Warhols ”Kitchen” fra 1965, som blandt 
andet var en hyldest til Warhols muse Edie Sedgwik. Originalen var vanskelig at fremskaffe, 
og Gob Squad fik først filmen at se halvvejs inde gennem prøverne på forestillingen. Det 
gjorde indtryk på dem at man dårligt kunne skelne mellem når skuespillerne var ”sig selv” 
og når de talte den tekst, der var skrevet til dem af Ronald Tavel.  
 
Derudover bestod filmen simpelthen i folk, der hang ud, drak dårlig kaffe og snakkede om 
stoffer, fester og hinanden. Gob Squad siger. at filmen selv betød mindre for deres 
rekonstruktion end forfatteren og filminstruktøren Norman Mailers påstand om at om 100 år 
ville folk se dén film og sige at netop sådan var det i 60´erne!  
 
Vejen til tilskuerpladserne går bagom scenen. Teatermaskineriet er blottet. Man føres 
igennem tre scenerum bag et stort tredelt projektionslærred, der vender mod 
tilskuerrækkerne. Det første rum er et soveværelse med en dobbeltseng og nogle kostumer. 
Det næste rum er køkkenet, som Andy Warhol forlangte skulle være helt hvidt i sin 
oprindelige film. Hylderne er fyldt med standardvarer fra det nærmeste supermarked i den 
by, Gob Squad spiller i. Det sidste rum er et ”screen test” kammer, beregnet på spillere, der 
kan komme i audition. Der står kameraer i alle rum. Performerne sidder allerede parat og 
giver hånd og hilser venligt, mens tilskuerne defilerer igennem. 
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Gob Squad har udført et omfattende studie af 1960´erne, hvor der skete et opbrud og en 
omvæltning i den vestlige verden. De diskuterer deres studier og opfattelser af perioden 
åbent på scenen. En mandlig performer beder en kvindelig performer om at lave en kop 
kaffe, og hun protesterer fordi hun mener at kvindefrigørelsen havde fået godt fat på det 
tidspunkt. Gob Squad improviserer. De kalder det en ”kuffert” af fælles idémateriale, som 
den enkelte perfomer er fri til at udvikle og fordybe sig i. Desuden skifter det fra turné til 
turné, hvilke fire af forestillingens i alt otte performere, der optræder på scenen.  
 
”Kitchen” er ikke eneste inspiration for Gob Squad´s forestilling. Andre film og ideer af 
Warhol som ”Sleep”, ”Addiction” eller ”Kiss” inddrages også, og ses på de to yderste fløje af 
den tredelte skærm, som står mellem tilskuerne og spillerne. Det meste af tiden ser man kun 
performerne som live sort-hvid film. Men efterhånden bytter de pladser med fire tilskuere, 
der udstyres med høretelefoner og instrueres af performerne fra tilskuerpladserne. To 
rekonstruerer ”Kiss” og kysser hinanden længe og inderligt. En ligger og sover. De fire 
frivillige får deres ”15 Minutes of Fame” og er interessant nok ofte bedre end Gob Squad´s 
egne performere til at agere amatører og være autentiske på scenen. 
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Gob Squad er en gruppe engelske kunstnere fra ”NOW” i Nottingham, og tyske kunstnere 
uddannet ved Anvendt Teatervidenskab i Giessen. De har arbejdet kollektivt med 
performance, teater, installation og video siden 1994. De er baseret i Nottingham, Berlin og 
Hamburg, og viser deres værker i byrum som kontorer, hjem, butikker, togstationer og 
hoteller– såvel som i gallerier og teatre. 
 
Gob Squad anbringer typisk deres hjemmebryggede shows side om side med 
hverdagslivet, lader teater og den ”virkelige verden” kollidere, og indfanger resultatet på 
video. Det er nogle gange improviseret, andre gange koreograferet, men altid 
provokerende, underholdende og emotionelt. 
 
Gob Squad's faste medlemmer er: Johanna Freiburg og Berit Stumpf (begge er også med i 
She She Pop; se under Berliner Luft 2), Sean Patten, Sarah Thom, Bastian Trost og Simon Will. 
Andre kunstnere bliver inviteret til at deltage i udvalgte projekter. I København optrådte: 
Sarah Thom, Bastian Trost, Sharon Smith og danske Erik Pold. 
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Showcase Beat Le Mot: 
”Vote Zombie Andy Beuyz” 
18. og 19. april 2009 
 
 
 
 
 
 
 
 
”Zombier i jeans og kortærmede skjorter raver gennem natlige indkøbscentre og 
skyggefulde byer. De udøde er lasede oprørere (...) Vote Zombie Andy Beuyz er et nyt kort 
for kunsten, en flade med dybder, en gade med huller, en parcours med barrikader af 
billeder og bomme af lys. De springer over kunstens faldgruber. Performanceteatrets 
gengangere rejser sig og danser indtil mainstreamens tørre skorpe falder af kroppene. Haiti i 
hjertet og candomblé under fodsålerne. Voodoo you, sucker!” 
 
(fra programmet) 



 135 

 
”Vote Zombie Andy Beuyz” blev skabt for Kampnagel i Hamburg i samarbejde med Angela 
Guerreiroi i 2008. Det er en hybrid af performance og installation, hvor publikum er adskilt fra 
performerne med et stillads, der er fuldt af varer, kunst og affald.  
 
Tilskuernes vej ind på scenen går igennem performerne, der hilser venligt og giver hånd. 
Scenen er et monster af et stillads, der er lukket til alle sider og kun har to udgange. 
Stilladset er flere meter højt og når op til scenerummets loft. Det er fyldt som en atombunker 
med mad, tæpper, nyttige og unyttige samlinger af genstande, lamper, legetøj, mad, 
kogegrej, lyd- og lysteknik. Et par teknikere er der også blevet plads til. De er antydningsvist 
stylet som henholdsvis Warhol og Beuys.  
 
Tilskuerne sidder på stole med ryggen til stilladset og kigger sig omkring, på hinanden, på 
tingene i stilladset. Tingene er ordnet efter æstetiske principper, og udvalgt efter hvad der 
ser sjovt og smukt ud i pluralis. Ingen suppedåser, men derimod ternede indkøbstasker på 
hjul. Bildæk. Visne planter. Ventilatorer. Neonrør. Hjulkapsler. Performerne bærer sære, 
stikkende kostumer og masker; som vilde indfødte, men synligt fabrikeret af vestlige 
materialer. 
 
De går hen mod åbningen i stilladset. Rundt om det. Længe, meget længe, sidder 
tilskuerne og hører på performerne der tramper og tramper omkring udenfor.  
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Et ben føres ind og ud gennem bildækkene. En lampe lyser på det. Æstetiske virkninger 
undersøges live med simple virkemidler. Klicheen om den naive og halvt tilbedende, halvt 
fjendtlige indfødte sammenlignes med barnets og kunstnerens tilgang til det kapitalistiske 
samfund; dets værdier, objekter og mønstre. 
 
En mystisk kasse på størrelse med et klædeskab skubbes ind og ud igen. En åbning blottes i 
den modsatte ende af stilladset af hvor indgangen var. Performerne samles og opfører en 
koreografi. På en tredje væg leger Beuys og Warhol bytte-bytte-købmand: ”Goddaw. Kan 
jeg købe noget. Nej. Nå, farvel. Farvel. Goddaw. Kan jeg købe noget. Hvor mange penge 
har du?”. 
 
Et lys ændrer sig. Forsvinder. Det bliver mørkere. Og endnu mørkere. Trampene tager til i 
intensitet. Det bliver aften og nat i indkøbscentret. Så minimalistisk dramaturgien i øvrigt 
måtte være, følger den dog en traditionel kurve med et klimaks. På det mørkeste punkt 
forvandles trampene rundt om stilladset til en hektisk trommen af løbende fødder.  
 
Forestillingen refererer her specifikt til filmen "Dawn of the Dead" af Georg A. Romero fra 
1978, hvor en gruppe mennesker overnatter i et indkøbscenter og forskanser sig mod 
indtrængende zombier. 
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Publikum bliver filmet med et infrarødt kamera. Som byttedyr betragtet med slangeøjne. 
Performerne stikker ting ind gennem stilladset. Selvlysende legetøj, lange spidse genstande. 
Måske skal publikum opfedes lidt mere! Nu laver performerne mad gennem stilladsets 
tremmer og bager vafler med chokoladesovs, som de fodrer publikum med. Er de 
kannibaler, der forbereder en rituel slagtning - eller venlige og rådvilde indfødte, der vil 
behage en potentiel guddom? Alt efter stemningen hos publikum og hos performerne kan 
den enkelte opførelse vist gå begge veje.  
 
 
 
 
 
 
 
 
Showcase Beat Le Mot er en international performance-, teater- og kunst-produktions 
gruppe, grundlagt i 1997 ved Instituttet for Anvendt Teatervidenskab i Giessen. 
Medlemmerne er Veit Sprenger, Dariusz Kostyra, Nikola Duric og Thorsten Eibeler. De 
arbejder kollektivt på mange felter indenfor og rundt om scenekunst og er aktive på alle 
områder af deres værker: organisation, dramaturgi, tekst, musik, scenografi, lysdesign, 
skuespil, instruktion, madlavning og miksning af drinks. 
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PLAN B:  
”A Bicycle made for You” 
18. april 2009 
 
 
 
 
 
 
 
 
 
 
”A Bicycle made for You” er en installation og en performance, der indgår i en serie værker, 
der begyndte i 2004, i Podewil, Berlin. Plan b består af Daniel Belasco Rogers og Sophia 
New, der længe havde haft en idé om at skabe en performance, hvor al elektriciteten blev 
genereret live af publikum. Det første værk i serien hed ”Wonderworld” og var en 
beskrivelse af en 136 km lang cykeltur til Schloß Bröllin; en kunstnerresidens nord for Berlin. De 
136 km blev oversat til 13,6 m i et aflangt rum i Podewil, hvor tilskuerne så på en 
videoprojektion af uddrag af turen til Schloß Bröllin, men Daniel Belasco Rogers og Sophia 
New cyklede på motionscykler foran videobilledet. 
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Det andet værk i serien blev skabt til en ”Trampoline” aften i Roter Salon, Volksbühne, 
februar 2005. Der var en live internet transmission til en samtidig ”Trampoline” aften i 
Nottingham, England. Forbindelsen var dårlig, og det sitrende og knasende billede så ud 
som om strømmen til transmissionen virkelig blev fremstillet på stedet og på den motions-
tandemcykel, plan b cyklede på.  
 
Året efter blev plan b inviteret til en ”Anti-Car-Festival” i Prag. De skabte en guidet cykeltur 
gennem byen for tilskuerne. Denne gang blev videofilmen vist på miniskærme hængende 
på ryggen af enten Daniel Belasco Rogers eller Sophia New. De sad forrest på tandem-
cyklen, mens en tilskuer sad bag på med høretelefoner på og hørte en voice-over 
kommentere turen. Modsat Prag er København en rolig by med styr på forureningen og 
med pænt afgrænsede cykelstier. Her er det muligt at løfte blikket og se sig omkring, mens 
man tager sig en imaginær cykeltur med plan b! 
 
Med den lille bærbare skærm er video-fremvisningen ikke begrænset til en teatersal, men 
cyklen kan opstilles udenfor og i dagtimerne. I København står tandemen således den 
første dag på pladsen ved Frederiksberg Rådhus, og den anden dag i indgangen med det 
kanariegule gulv til foyeren i Camp X; med retning imod de indkommende festivalgæster. 
Både Daniel Belasco Rogers og Sophia New opholder sig ved cyklen, til tider assisteret af 
Berliner Luft medarbejderen Sonja Barfod. Den ene cykler, den anden hjælper publikum op 
på cyklen, overrækker de røde høretelefoner og tjekker at teknikken fungerer.  
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Opstillingen er forbavsende lidt illusorisk. Billedkvaliteten på skærmen er grynet, og illusionen 
bliver heller ikke hjulpet på vej på anden vis. Cykelturen kunne have foregået i mørke, eller 
plan b kunne have skabt en sammenhængende cykeltur, der også på skærmen begyndte 
og endte ved tandemens holdeplads. Der er kun få antydninger af andre imiterende 
effekter eller formeksperimenter som for eksempel bratte opbremsninger, sving eller ture i 
grøften. 
 
I stedet får cykelturen essay-karakter og fungerer som en collage af kommentarer til 
kærlighedens natur med indlagte interviews med hinanden og forbipasserende. Det tager 
form af et performance-foredrag, der er plottet ud på et kort over København og bruger 
gadenavne som stikord:  
 
Forhåbningsholms Allé (Happiness Island), Amor-parken (Park of Cupid), Lykkesholm Allé, 
Hjertensfrydsgade (Heart of Joy), Frejasgade (Frejas Street), Halmtorvet (Straw Square), 
Pilestræde (Arrow Street), Rolighedsvej (Tranquility Street), Sjæleboderne (Soul Stands).... 
 
Deres værker handler om kommunikation, siger Sophia New i et interview fra februar 2009. 
De søger veje at omsætte kommunikation til situationer. Cyklen er en metafor for fremdrift 
og samarbejde. Det er en livsstil for dem; både privat og kunstnerisk. 
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Plan b består af kunstnerne Sophia New og Daniel Belasco Rogers, som er bosat i Berlin. 
Sophia New er uddannet fra Bristol University med en MA i Feministisk Performance. Daniel 
Belasco Rogers er uddannet i Theatre Design fra Nottingham Trent University. De optræder 
sammen under navnet plan b og har samarbejdet på hinandens soloværker siden 2001. 
Plan b´s første performance var ”Test Build” i 2002. Siden har de skabt over 20 værker 
sammen. 
 
De spænder over flere kontekster og medier. Sophia New arbejder med video og 
videoinstallationer. Daniel Belasco Rogers giver performance lectures og udstiller GPS kort. 
Sammen, som plan b, skaber de installationer, papirarbejder, durational performances, 
stedsspecifikke medieprojekter, vandreperformances og teaterstykker. Deres værker har 
fundet sted i trappeopgange, i hjemlige omgivelser, hotelværelser, butiksvinduer, på åbent 
land og på cykler.  
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Credits: 
 
 
 
Tekst: 
Indledning og forord: Henrik Vestergaard Friis 
De sytten beskrivelser: Ellen Vestergaard Friis 
 
 
Foto og videostils: 
Tanja Ostojic: Rune Gade 
Wagner/Feigl Forschung: Svend Thomsen 
Zarathustras Onkel: Karl Stampes, Ellen Friis, Svend Thomsen, Paw Petersen,  
Peter Sloth Madsen og Björn Reissman 
Otmar Wagner: Svend Thomsen 
Thomas Martius: Svend Thomsen 
She She Pop: Svend Thomsen 
Christopher Hewitt: Christopher Hewitt (alle billeder fra liveartwork DVD serien) 
Claudia Splitt: Karl Stampes og Peter Sloth Madsen 
Carola Lehmann: Karl Stampes og Peter Sloth Madsen 
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Ellen Friis: Karl Stampes og Peter Sloth Madsen 
Noah Holtwiesche: Karl Stampes og Peter Sloth Madsen 

Tone Avenstroup: Antonio Vacirca 
On Air: Karl Stampes og Peter Sloth Madsen  

Eva Meyer-Keller: Karl Stampes og Peter Sloth Madsen 
Gob Squad: malle-fotografi.dk 

Showcase Beat Le mot: malle-fotografi.dk 
plan b: malle-fotografi.dk 

 
 

Billede på omslaget (Behm Brücke i Berlin): 
Dagmar Vestergaard Friis 
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