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I händerna håller du en publikation som med sitt fragmentariska och ickelinjära utfor-
mande har intentionen att utgöra en spegling av den variation och bredd som festivalens 
bidrag representerar. Här vävs essäer, artiklar, en pre-review, text från ScreenDance Fes-
tival, poesi, transkriberad intervju samman med videokonstnärernas egna formuleringar 
kring sina verk och sitt konstnärskap. Var och en har fått styra över hur och i vilken om-
fattning de vill använda det skrivna ordet som en del av att artikulera och kommunicera 
sin praktik och metod. Främst är det konsten som ska ta plats. Nu tar den plats på Ringön, 
en ö i centrala Göteborg. Långt bort och ändå så nära. Varför förlägga en dansfilmfestival 
här? och utomhus? svaret är enkelt men komplext: jag saknar en festival som härbärgerar 
dansfilm i Göteborg. Det finns så många verksamma, så mycket kunskap, så stort arkiv av 
producerat material och ändå, inget forum att publicera det för en publik i. Jag, liksom 
många dansfilmskapare ser inte vår tänkta publik sittande i en bio, inte heller i TV-soffan. 
Men var positionerar sig dansfilm i ett samhälle som är fullt av rörlig bild redan? Det finns 
få platser och ytor som får ‘vila’ från permanenta bildskärmar. Det finns få platser som 
inte exploateras och får vara lite öde. Med öde menar jag inte ödsligt eller livlöst. Nej bara 
ytor där lite lägre tempo och tid att stanna upp finns. Min egen väg i sökandet efter sådana 
platser har alltid haft en underliggande strävan efter autonomi. 
Ibland benämns dessa platser som mellanrum, men för mig utgör de centrum - ett nav -  
som samhället cirkulerar runt. Ringön är ett sådant nav...

Inledningsvis



Arbetet med videoverk för utomhusmiljöer 
kristalliserades vid min master på Hög-
skolan för scen och musik i Göteborg och 
Offentlig konst på Valand. På HSM fick jag 
bland annat Christina Molander som men-
tor och handledare. Med sin skarpa blick, 
långa erfarenhet av dansfilm(-festivaler) 
personlig vägledningen, råd och tips så ut-
formades 2017 konceptet KOREOARTscape 
- koreografiska ljudlösa kortfilmer skapade 
för och i offentliga rum.
På årets Dansfilmfestival skulle hon varit 
hedersgäst men så blev det inte. Med anled-
ning av Christinas bortgång ville jag skapa 
en tribute till henne på något sätt.
Kanske har den uppmärksamma läsaren 
sett att festivalen har med två filmer av den 
isländska koreografen och dansfilmska-
paren Helena Jónsdóttir. Helena har varit 
gästlärare vid Göteborgs Universitet och var 
nära vän till Christina. I dialog med Helena 
finns därför hennes ‘While the Cat’s Away’ 
som var Christinas favorit. Helena ger även 
festivalbesökarna i Göteborg (Christinas 
barndomsstad) möjlighet att se den prisbe-
lönta filmen ‘GONE’.
Lite kort om de förutsättningarna som 
deltagande bidrag har fått förhålla sig till. 
Genom en ‘open call’ har det efterfrågats 
ljudlösa videos med max längd på 10 min 
och möjliga att projicera utomhus. För någ-
ra av deltagarna har det inneburit att de valt 
att pröva visning av verk utan ljud trots att 
det i sin originalutformning finns ljud. Det 
är skilda arbetssätt och det synliggör hur lätt 
det är att tro att det automatiskt är musik/
ljud i våra verk. Festivalen har tänkt bredd 
och spets men har gjort ett visst urval. Här 
presenteras 37 bidrag av 22 konstnärer. Det 
innebär att det finns fler bidrag av en och 
samma kreatör(-er). 
Bidragen skiftar i genre, format, intention 
och rumsliga perspektiv. Gemensamt för 
alla medverkande är att de med sin kropp 
finns närvarande, framför eller bakom 
kameran, i sina videoverk och på något sätt 
knutna till Göteborg, Västra Götalandsregio-
nen/Hallands Län.

Med festivalen ville jag samla den lokala 
och regionala foran av dansare och koreo-
grafer vilka använder mediet film / video 
i sitt konstnärskap. Den kan genomföras 
med stöd från Göteborg Stad Pronto, 
Längmanska Kulturfonden, Kulturrådets 
krisstöd ‘främjande insats’ och den är gratis. 
Min relation till ön då? (som egentligen 
sitter ihop med fastlandet på Hisingsidan) 
Den har pendlat mellan fast ateljéplats till 
att vara mer nomadiskt aktiv och söka sätt 
att samverka på. Med det sagt så vill jag 
tacka alla som på Ringön med sin genero-
sitet, peppande inställning, praktiska hjälp 
och delande av resurser i allra högsta grad 
gjort genomförandet möjligt OCH lustfyllt. 
Deras loggor finns längst bak i programmet, 
besök deras hemsidor och titta in hos dem 
på ön, när FHM tillåter.

I delandet av resurser fick festivalen ett 
ovärderligt tillskott i teamet; Olivia Alf! 
Olivia är kulturvetare i botten samt utbildad 
eventproducent och eventarrangör. För 
festivalen har hon förutom allt praktiskt 
fixande utformat den grafiska profilen och 
layouten till denna publikation. Ovärderlig 
känns som ett litet ord för en stor insats. 
Allt är möjligt och allt kan hända, men vi 
löser det! låter kanske klyschigt men som 
initiativtagare till en festival känns det lite 
mindre skärrat med ett gäng runt sig som 
har den inställningen. Jag vill också rikta 
ett stort varmt tack till alla filmskapare och 
skrivande personer som bestämt sig för att 
deltaga. Tillsammans blir vi större, synligare 
och starkare. TACK!

Med varma kläder, munskydd och med 
distans, kan vi avnjuta en spännande 
festival i Göteborgs hamn på 
Manufakturgatan 7/Järnmalmsgatan, 
Ringön. 

Varmt Välkommen! 
Konstnärlig ledare Benedikte Esperi
www.benedikteesperi.com

Fortsättningsvis



1    While the Cat’s Away              04:56 Helena Jónsdóttir
2   Med dina ord      10:00 Elin Svensson
3   Playful Perspective     05:30 Weronika Dobrzycka
4   [emballa:sh]      01:30 Benedikte Esperi
5   JAG DANSAR MIN LANDSBYGD   02:31 Berith Stennabb
    PAUS
6   Vardagens Koreografi: Badandets Anatomi II  03:45 Tiny Festival Producers
7   ”Masada”, video diary         02:02 Linda Wardal
8   Bridge to Tora     06:04 Ami Skånborg Dahlstedt
9   SOFIA     01:20 Olivia Hansson
10  Close Dance     03:03 Camilla Klemming
11   Mondays Before The Museum   03:45 Benedikte Esperi & Ami S. Dahlstedt
    PAUS
12   Skuggan Götaplatsen    00:28 Bronja Novak Lindblad
13   Skuggan Götaplatsen Stegen   00:46 Bronja Novak Lindblad
14   Skuggan Hasselblad         00:49 Bronja Novak Lindblad
15   Skuggan Ägget        02:56 Bronja Novak Lindblad
16   Skuggan Kakelrummet    02:46 Bronja Novak Lindblad
17   Skuggan Väggen    03:33 Bronja Novak Lindblad
18   Sister Act: Punking Whacking Vs Vogue  09:00 Alyssa Chloe
19   Women’s right to vote    04:19 Benedikte Esperi
20   Radio (sea) Stardust    02:38 Camilla Klemming
    PAUS
21   EIDAP 1999-2004    02:17 Eva Ingemarsson
22  Defensa     07:46 Eva Ingemarsson
23  White Dance     03:49 Eva Ingemarsson
24  Systrar     04:09 Eva Ingemarsson
25  Spegeln-Kairos    05:33 Eva Ingemarsson
26  Mirror in the Mirror    06:26 Eva Ingemarsson
    PAUS
27  Sensations of Phrases    04:42 Minna Elif Wendin & Josefina Posch
28  Kill a Cat Show    02:04 Alexandra Wingate
29  Rapacious Excellence            10:09 Alexandra Wingate
30  Sequence 15     01:09 Olof Persson
31   The war against oneself    04:59 Karolin Kent
    PAUS
32  Inside-out     04:04 Tom Kvém
33  ice stone body water snow   01:46 Lisa Larsdotter Petersson  
34  HOME     07:50 Jenny Larsson
35  Myon Spin     07:31 Gun Lund & Lars Persson
    PAUS
36  4      11:47 Mariana Palacios Izaguirre & 
      Adrián del Arroyo
37  GONE     16:00 Helena Jónsdóttir

Spelordning för filmerna
Starttid tidigast 17.15 beroende på solljuset



HOME 
My work is a reflection on roots, rituals and storytelling, channeled through my 
body. The result is a contemporary hybrid of many art forms. My dance is part 
cultural reflection and personal biography. I am driven by a need to explore 
intimacy and honesty, between performer and viewer, or performer and specific 
site. Instead of projecting a superhero image onto the dancer, I want to focus 
on a realistic and raw performance practice. Many of my works are site specific, 
meaning that the site is the primary source of inspiration. Working this way 
gives me an opportunity to cooperate with the community native to the site, 
understanding its legacy and current political climate. These sites start a creative 
process based on unique qualities present in the environment. Every site - urban 
and wild –calls for its own interpretation and language. Site specific works also 
allows me to spend time in the outdoors, mending my two biggest passions in 
life: untamed nature and creating art. I believe growing up in Sweden established 
in me a sincere appreciation for untouched forests and caring for the land.  
To broaden my artistic voice, I look for collaborators from all disciplines who in-
spire me, raise questions and push my boundaries. They help me rediscover and 
expand my perception of the body as a communicating tool as well as helping me 
find a potential tension/highlight within my work. I believe in the power of the 
community and have recently formed a collective (Wild Beast Collective) rather 
than a traditional dance company, 
consisting of visual artists, 
musicians and dancers, aiming 
to explore, stretch and deepen the 
understanding of contemporary 
art through various medias in the 
future.

Jenny Larsson

Fotograf: Voltagge Media

07:50 

Text and voice: Jenny Larsson
The experimental short film HOME explores the disappearing land through myt-
hologies connected to the Everglades land area of south Florida. 
The natural land is turned in to crop fields or becoming part of the suburban 
sprawls and the native tribes are facing disappearing traditions when the land 
mass shrinks and the water becomes polluted.



Everglades today needs an engineered system to accommodate water flow when 
high ways and ”burrows” are blocking of the natural flow of water and plant 
species and animal life are going extinct. With the use of a new mythological 
character, The Golden One, we look at the problematics of human vs nature. She 
becomes a universal symbol of what happens when the “gold” moves in to any 
area of land. 
As an immigrant to the US and south Florida, I was curious to learn more about 
the history and culture that makes this area unique to the rest of the land. In 2017 
I was selected for the monthly long AIRIE-residency inside Everglades National 
Park, and it was a great opportunity to educate myself more, along with creating 
art that reflected upon the area. I spent time on the rivers, in the bay and out on 
the ocean, in the mangroves, swamp land and pine land. By bike, fot, canoe and 
boat, visiting the research center and historical archives, joined star gazing tours, 
slough slogs through the march and wet land. I also read literature about the 
history of the land and about Marjory Stoneman Douglas and her conservational 
work to maintain the land with all the birds, snakes, antilopes, rabbits, alligators, 
panthers, black bears and crocodiles intact. 
But my most pivotal moments were those together with Houston Cypress (Otter 
Clan) and Betty Osceola (Panther Clan), both part of the Miccosukee tribe. In ge-
neral the natives are very reserved when it comes to talking about traditions and 
mythological stories with ”others” outside of their clans. But Houston answered 
many of my questions and was being very honest about tribe life today compa-
red to history. He also explained how every color has its own meaning and when 
putting them together in color patterns, they represent longer messages. I kept 
having this vision of a golden creature standing in a vast field with the sunlight 
reflecting of from the surface of its body. I asked Houston what the color gold 
symbolized. He told me it meant both greed and greaf and I realized that my gol-
den creature symbolizes the gold that ones moved in to this part of the country, 
and destroyed so much. 

That is how I came to start working on HOME during the residency. 
HOME

Director and Dancer: Jenny Larsson

Executive Producer: Wild Beast Collective 

Co-Producer: Voltagge Factory

Director of Photographer and Edits: Voltagge Factory/Edison Peñafiel

Composer: Dag Rosenqvist



ice stone body water snow
Lisa Larsdotter Petersson 

01:46 

Arbetar med scen och bild konst. Länkar gärna samman, om och när det går, tydligt 
eller diffust. Tittar mig om efter rörelse och ljus i naturen. Ställer mig då kanske 
frågan om, hur uppenbar jag är i relation.

Fotograf: Lisa Larsdotter Petersson

                 Sister Act: 
Punking Whacking Vs Vogue

09:00

Regissör & Redaktör: Iza Boëthius 
Koreograf, koncept, författare & dansare: Alyssa Chloe
Dansare: Natalie Claesson, Ebba Jehart, Jackie Lopez da Luz and Tone Persdotter 
Producent: Lovisa Silverberg 

Fotograf: Iza Boëthius

This is a short, storytelling 
two-piece video of important 
historical references – combined 
with gorgeous examples – 
of the street dance styles 
PUNKING/WHACKING and VOGUING. 
The shooting took place at Röda Sten and Kafé Frilagret in Gothenburg, Sweden, 
during the spring of 2015. The Sister Act video is a collaboration between Bring It 
To The Floor, Alyssa Chloe and Urban Anarchy. Produced and Commissioned for 
the Art and Activism project, Bring It To The Floor.



Mondays Before The Museum är ett projekt i det offentliga rummet skapat av 
koreograferna  Ami Skånberg Dahlstedt och Benedikte Esperi. Koreograferna 
möts oftast på måndagar när  museet är stängt och platsen därmed är tom och 
öppen. Titeln är en lek med ordet ’before’ i  betydelsen ’framför’, samt ’before’ i 
betydelsen ’före’. Projektet är delvis inspirerat av Astrid  von Rosens forsknings-
projekt In the Footsteps Of Rubicon där Dr Astrid von Rosen och Dr Marsha 
Meskimmon visade nya metoder att relatera till arkiv – i detta fall genom att  
gestalta fotografier från Rubicons föreställningar utifrån sin egen kropp och att 
besöka  Rubicons dansplatser fysiskt.  

Ami Skånberg Dahlstedt har deltagit som dansare i flera av Rubicons föreställ-
ningar.  Genom att vara deltagare i forskningsprojektet In the Footsteps Of 
Rubicon insåg hon det  oerhört utsatta och provokativa i Rubicons handling då 
de placerade sin danskonst mitt i  Göteborgs hjärta. Rubicon dansade utan tak i 
regn och sol på Götaplatsen, en öppen plats  omgiven av institutioner för konst 
där alla konstformer finns representerade förutom  danskonsten. Skånberg och 
Esperi menar att väldigt lite har hänt sedan Rubicons politiska  aktioner på den-
na plats. Det finns dansinstitutioner i staden men de är inte lika centralt  belägna 
som Konstmuseet, Stadsteatern, Konserthuset och Stadsbiblioteket - rum för 
bildkonst, teaterkonst, musik och litteratur. De bestämde sig för att fortsätta 
undersöka  platsen. 

Koreograferna har lång erfarenhet av improvisation och så kallad nuets kompo-
sition och det  är denna metod de båda använder i sitt undersökande. De möts 
och låter plats och tid  bestämma ramen. Projektet är sammanvävt med Camilla 
Johansson Bäcklunds projekt ’80  Skjortor’. Benedikte Esperi kurerade utställ-
ningen ’Durational Art’ på Galleri a-Venue där  både Bäcklund och Skånberg 
medverkade. Esperi och Skånberg tog emot två av Bäcklunds  skjortor och de har 
följt med ’Mondays Before the Museum’ sedan start. Första mötet  ägnade koreo-
graferna åt den direkta platsen framför museet. 

  Mondays Before The Museum – 
en metod att se kritiskt på en plats  utifrån 
en konstnärligt och kroppsligt perspektiv



Platsen var nästan helt tom  eftersom ingen av institutionerna är öppna på mån-
dagar, förutom Stadsbiblioteket lite  längre ner på Kungsportsavenyn. De under-
sökte Konstmuséets portar och säkerhetsgallret  som ska skydda den värdefulla 
konsten inne i huset. De tog även upp Poseidons rörelser och reflekterade över 
det problematiska att låta just Poseidon vara en symbol för Göteborg. Freskerna 
som ringar in fontänen är våldsamma skildringar av det västerländska glappet 
mellan natur och kultur som alltför länge strukits under och försvarats. Andra 
teman har varit ’the male gaze’ och statyn av Hasselblad; ’I am the camera’, samt 
det kameran  eventuellt fångar, till exempel ’Danserskorna’ mitt emot av Carl 
Milles.  Statyn ’Danserskorna’ var förut i privat ägo, men hamnade på Götaplat-
sen år 1952 och blev då tillgänglig för allmänheten. Idag är den en del av res-
taurangen Mr P. En restaurang hyr  nu alltså en del av Götaplatsen och därmed 
måste medborgare gå in på serveringen för att få  tillgång till ’Danserskorna’. 
Se mer i Camilla Johansson Bäcklunds utgåva ’80 Skjortor´.  Statyn ’Danserskor-
na’ kläddes på av Skånberg och Esperi. Statyn fick bära projektets  skjortor. 
Så även ’Den knidiske Afrodite’, samt senare statyn Erinna på University of  
London. Nakenheten hos de avbildade kvinnorna/statyerna fortsätter att ställa 
samma fråga  som konstnärsgruppen Guerrilla Girls ställt:” Do Women Have To 
Be Naked To Get Into  the Met. Museum?” (1989) Koreograferna konstaterar fak-
tum: I städer avbildas kvinnor  utan namn nakna, medan männen avbildas med 
namn påklädda. Projektet har hela tiden utvecklas och har bland annat presente-
rats på Göteborgs  Stadsmuseum samt rest till University of London och Gordon 
House i Margate.

I augusti  2019 besöktes projektet av fyra lettiska konstnärer som fick delta i 
Skånbergs och Esperis  projekt under fem dagar. Konstnärerna arbetade inom-
hus på Högskolan för Scen och Musik  och utomhus på Götaplatsen. De lettiska 
konstnärerna fick prova Skånbergs och Esperis  metod att se på platser ur ett kritiskt, 
konstnärligt och kroppsligt perspektiv. De fem  dagarna avslutades med en offentlig 
performance. Den 30 november framförde Skånberg och  Esperi en ny föreställning 
Gordon House i Margate.

Föreställningen utgår från samma  metod men nu i en salong i ett hus på en 
festival. I december 2019 presenterades projektet  på organisationen Nordic Per-
formance Art i Odense. Där möttes 25 konstnärer som arbetar  med performan-
cekonst - från Lettland, Danmark, Sverige och Island. Mötet bär titeln ’Seminar 
19’.



Videolänkar: 
Projektets början: vimeo.com/236835262 
Hasselbladsstatyn: https://vimeo.com/237366976 
Dancing Girls, statyn av Carl Milles: https://vimeo.com/237730468 

källa https://gupea.ub.gu.se/handle/2077/62859 
Mer läsning: https://bloggenomdans.com/2017/06/20/danserskor-och-tysk-korperkultur/

Dancing Girls, statyn av Carl Milles Ami Skånberg Dahlstedt och Benedikte Esperi.



Rapacious Excellence I am stepping up, never moving, rapidly excelling. Ett lyck-
ligare liv är bara en ansträngning bort. Disciplinera dig själv och se kilona smälta 
bort som tårar på golvet medan allt bleknar i ljuset av ditt lyckligare jag.  I koreo-
grafin och filmerna Rapacious Excellence undersöker vi vad som händer när det 
kommersiella gör intrång i det personliga och problematiserar kommersialise-
ring av ett så komplext mänskligt tillstånd som ”lycka”. Vi har arbetat tematiskt 
med den perfektionskult som vi exponeras av genom reklam, mode, kändisbe-
vakning osv. En kult som genom sin oheliga allians med marknaden har skapat 
en rätt så obehaglig ”förbättra dig själv”-industri. Utan att skuldbelägga viljan att 
äta bättre, träna mer o.s v., vill vi belysa problematiken när “lycka” blir en egen-
skap man kan disciplinera sig till genom yttre förändringar, istället för att vara ett 
känslotillst¨nd som kommer inifrån och ut, i samvaro med andra människor.

Rapacious Excellence 10:09 

Director and choreographer: Alexandra Wingate
Performer: Lena Kimming
Light design: Olof M Lange
Camera and grading: Anna Björemark
Production manager: Björn Svantesson
Consultant: Sofi Björklund, Film i Väst
Scenography and costume: Josefina Björk
Producer: Fredrik Lange/Vilda Bomben AB

Sensations of Phrases 04:42 

Minna Elif Wendin & Josefina Posch
The actual action is the method.

Fotograf: Ingrid Blidberg

Fotograf: Anna Björemark



Kill a Cat Show 02:04 

          Koncept och koreografi, Rörelsematerial och dansare: Alexandra Wingate
                     Foto, klipp och grading: Anna Björemark

Kill a Cat Show undersöker de estetiska och känslomässiga relationerna mellan 
populärkulturen hyperestestiserade kvinnorna och de mer mörkare resultaten 
av sexuell objektifiering. Hur skapar de nästan alkemiska processerna mellan 
känslor, rörelse, kläder, ljus och ljud ”sexighet”, och intrycket av skönhet och 
glamour? Vad händer i kollisionen mellan ett artificiellt ”sexigt” språk och en 
mångfacetterad människa? På vilka sätt kan skönhet leda till egenmakt och när 
leder det till att jaget och relationer människor emellan eroderas? Verket utfors-
kar och förkroppsligar den oheliga alliansen mellan sexualitet, makt och pengar 
som kan göra personer till varor. Samtidigt är inte all ”sexighet” artificiell. Vi vill 
att publiken ska bevittna och känna vad du kan kalla ett autentiskt uttryck för 
lockelse, sensualitet och njutning. Arbetet utmanar publikens blick och belyser 
när blicken är en del av empatisk kommunikation och när den istället rör sig mot 
att bli ett sätt att konsumera. Utgångspunkten för mitt, koreograf Alexandra 
Wingate, arbetet med Kill a Cat Show är en motsägelse i mig själv. Å ena sidan 
känner jag ett hjärtskärande äckel när jag ser kvinnor som framställs och an-
vänds som sexobjekt i mode, musikvideo, reklamfilm, pornografi, mm. Å andra 
sidan blir jag förförd. Jag fascineras, känner lust och längtar själv efter att ha en 
liknande skönhet och att vara åtrådd som ett objekt. Det intresserar mig hur 
frågan om sexuell objektifiering både kan upplevas som ett yttre krav och som en 
inre process. Just detta tycker jag är intressant och i ett flertal av mina konstnärli-
ga arbeten tittar jag på hur kulturellt betingade symboler, ikoner, föreställningar, 
ideologier m.m. internaliseras och blir en osynlig del av en människa och av ett 
samhälle. Jag tycker det är intressant och viktigt att förstå hur “kultur” formar 
vilka vi är, vad vi känner och hur vi uttrycker oss.

Fotograf: Anna Björemark



Vi vill belysa kraften i att dansa
tillsammans, att gemenskapen är 
en viktig del i människans liv. 
Under pandemin har detta blivit 
extra tydligt, att vi har saknat att 
dela nära stunder med varandra. 
I den här längtan att komma nära kan också något fint uppstå. Liksom som en 
stöt när kroppar möts exempelvis genom dans utomhus i massa minusgrader.

Close Dance 03:03 

Dansare: Camilla Klemming & Lovisa Mattisson. 
Foto: Jan Palmblad. 
Klippning: Camilla Klemming

Fotograf: Jan Palmblad

Radio (sea) Stardust     
 02:38

Dansare: Sven Hedenskog
Foto & klippning: Camilla Klemming

This film is about daring. How often do 
you tune in to your inner frequencies? 

Fotograf: Camilla Klemming

Playful Perspective 05:30

Weronika Dobrzycka
Fotograf Glenn Svanberg

Fotograf: Glenn Svanberg



SOFIA 01:02

Foto & klippning: Olivia Hansson. Dansare: Sofia Sangregorio
My playful, humble, pure, vital, dear friend. Sofia.

Fotograf: Olivia Hansson

4 11:47 

Film by Mariana Palacios
Directed by Mariana Palacios and 
Adrián del Arroyo

Fotograf: Mariana Palacios

Sequence 15 01:02

SERIEN ME — EVERY BODY 
2014
Ljudverk: Pierre Proske/Grimus.
Dansare: Celia Berntzen, 
Fabian Brandt, Fredrika Byman Moberg,
Joakim E Karlsson, Rebecca Evanne, 
Olof Persson och Lina Räftegård.
Kostymdesign: Helena Fredriksson/H Fredriksson.
Ljussättning: Finn Pettersson.
Foto: Hannes A Brandulv.

Fotograf: Olivia Alf



The war against oneself 04:59 

Karolin Kent har sin bas i flera angränsande discipliner, med tonvikt på rörel-
sebaserad och visuell konst. Hennes konstnärskap utgår från somatiska och 
improvisatoriska praktiker samt intresserar sig för att arbeta i sammanhang 
utanför de konstnärliga institutionerna så som pedagogik, rehabilitering, terapi 
och aktivism.

Karolin Kent - Koreograf, dansare & performance konstnär.

Fotograf: Donovan von Martens

En dansfilm om identitet av, med och för barn och unga. Produktionen är skapad 
av Regionteater Väst tillsammans med Sparsörskolan 5B i Borås. En film av 
Håkan Jelk i samarbete med Regionteater Väst. 
Koreografi: Ulrika Liljedahl
Foto och redigering: Håkan Jelk 
Musik: Tomas Elfstadius
Kostym & rekvisita: Lena Sandgren 
Ljus: Ida Gustafsson
Sångträning: Ann Lundberg 
Snickeri: Martin Larsson
Konstnärlig chef: Monica Milocco
Teknik: Krister Uddén & Jonatan Bergman 
Projektledare: Frida Boson & Elin Svensson 

Medverkande Sparsörskolan Borås, klass 5 B: Alva Andersson, Jasmine Baker, 
Celine Berglund, Vilgot Borglund, Noah Ekelund, Sverre Engström, Gabriel 
Grybäck, Linnea Hallberg, Elton Jörgner, Hugo Karlsson, William Karlsson, 
Signe Lyckelid, Gustav Olsson, Lucas Rydberg, Maja Sander, Matej Siric, 
Helge Söderström, Carl Tammjärv, Emilia Ternander, Felicia Udiljak, 
Stella Wilgotsson Jidborn, Tage Zettergren, Flora Zimmermann.

Med dina ord 10:00 

Fotograf: Håkan Jelk 
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Koreograf, dansare, filmare: Tom Kvém (rör sig oxå i denna film i en lång hatt.) 
Foto & bild: Tom Kvém.

Inside-out 04:04

A tribute to the curiosity Into the Worlds/ one ongoing movement.

Fotograf: Tom Kvém

Myon Spin 07:31

Koreografen Gun Lund utsätter ofta sina äldre verk för nya frågeställningar. Hon 
vill gärna ändra åskådarens perspektiv, ifrågasätta det invanda som vi tar för 
givet. Detta är en redigerad version av myonernas värld, i partikelfysiken liksom i 
universum finns inget upp eller ner, alla riktningar är relativa. Stadsrummet som 
spelplats är bökigt, störigt, här finns ett perspektiv man normalt inte ser. Staden 
styr våra steg, begränsar vår horisont.

Gun Lund, koreograf.  Lars Persson, foto & redigering

Fotograf: Lars Persson



Ami Skånberg Dahlstedt är en scenkonstnär, koreograf, filmskapare och författare bosatt 
på Brännö.Hennes föreställningar och filmer har prisats internationellt. En samling av 
hennes filmer är utgivna av Njutafilms. Hon är en gåendeforskare tack vare sina studier 
och arbete med japansk dans i Kyoto sedan 2000. Hon går långsamt i urbana och lantliga 
rum som en ceremoniell, subversiv handling. Ami är doktorand vid Dance Department of 
University of Roehampton, och hon är programansvarig på masterprogrammet Samtida 
Dansdidaktik på Stockholms Konstnärliga Högskola och arbetar även på Högskolan för 
Scen och Musik, Göteborgs universitet.

  Paradigm i rörelsekomposition 

Abstract 
Denna text beskriver, från en dansutövares synvinkel, olika paradigm där dansfilmska-
paren  kan verka. Den vill uppmuntra en utveckling av dansens integration i filmmediet 
och rucka  på etablerade strukturer i filmskapande. Den argumenterar för behovet av en 
gemensam  pedagogisk och teoretisk plattform då de synergieffekter och den kombinera-
de potential i  dansfilm inte lätt låter sig förverkligas utan en grundlig förståelse av båda 
medierna. Tre paradigm diskuteras och kontextualiseras med hjälp av analys av historiska 
och nutida  verk från dansfilmrepertoaren och från författaren: 
• Den filmskapande dansaren/koreografen – om att möta ett nytt medium i sökandet efter 
permanens, ny estetik och dokumentation och samtidigt konfronteras med de konservati-
va infrastrukturerna i film och TV. 
• Att koreografera med och för kameran med hjälp av förvärvade filmskaparfärdigheter 
i  undersökande av nya uttryckssätt. Uttryckssätt som bygger på ickelinjär behandling av  
rörelsesekvenser, kamerautsnitt och referensramar. 
• Att koreografera icke levande ting med hjälp av filmmediet - att skapa dans från abstrakt,  
mekaniskrörelse och därigenom utvidga omfattningen av både dans och film. 
Realism och fantasi i film och teater 
I filmens begynnelse var alla skådespelare dansare. Plastisk skolning var nödvändig  för 
stumfilmsstjärnorna. De allra första filmerna var en typ av dansfilmer. När ljudfilmen  
kom i början av 1930-talet var dansen med som förhöjning av filmernas dramatiska eller  
emotionella skeenden. I Indien lades redan då grunden för den stora filmproduktion som 
idag är arbetsplats för många koreografer och dansare. En Bollywoodfilm är inte fulländad  
utan att skådespelarna brister ut i dans. Och vad vore en Hongkongfilm utan ett estetiskt  
koreograferat slagsmål?  



När och varför försvann dansen från den västerländska spelfilmen? När drogs linjen  mel-
lan magi och realism, mellan rörelse och text? Filmerna blev så småningom mer och mer 
realistiska och psykologiska, gärna med en litterär förlaga. En annan typ av berättande  ut-
vecklades istället i utomeuropeisk film, i fantasyfilm, konstfilm och dansfilm. Dansfilm är 
nu en egen genre på frammarsch. Det är sålunda inte en ny genre, men det nya är dess  au-
tonomi. Nya dansfilmfestivaler ser dagens ljus över hela världen, festivaler där dansfilm  är 
regeln och inte undantaget. Dansskolor och akademier upprättar särskilda  dansfilmpro-
gram. Teoretiker och historiker börjar skriva ned dansfilmens teori och historia.  Varför 
tog det så lång tid? 1999 myntade den tyske professorn Hans-Thies Lehmann  begreppet 
postdramatisk teater,”Postdramatisches Theater”. Det är den teater som gjort upp  med 
sitt arv från 1800-talet och som står närmre dansen i och med att den inte främst  framför 
en berättelse, utan mer utforskar tillstånd, situationer, platser och möten. En  dramatisk 
handling, som ska byggas upp och lösas, existerar inte. Om den postdramatiska  teatern 
kan förändra den moderna västerländska teatern, kan då dansfilmen vända tillbaka  och 
rucka på spelfilmens konventioner? 

Göteborg, oktober 1994 
Var skulle vi ställa kameran? Vår hyrda Arriflex, som Laila klappar så kärleksfullt.  Vi 
vibrerar av energi, snabbhet och fokus. Vi följer manus med precision, men improviserar  
på plats. Vi har tre rullar 16mm svartvit film som jag tiggt från Kodak, då ett fototek-
niskt imperium, idag en krympande jätte från fornstora dagar. Vi har en steadicam hela 
natten.1 Den ska ge oss en metafysisk blick. Ingenting annat än filmen spelar någon roll 
den här  hösten. Jag är anställd på en institutionsteater. Där hittar jag dansare, skådespe-
lare,  kostym, rökmaskin. Jag vet när de är lediga och kan boka in dem framför kameran. 
Vi  håller på att göra vår första film. Jag ansvarar för rökmaskinen. Bananoljan luktar sött.  
Nyss filmade vi i källaren med steadicam och skrämmer mina grannar på väg till och från  
dusch och tvättstuga. Laila och jag har skvätt ned hela källarpassagen med vatten. Det var  
hennes idé. Hon håller Joel om höfterna så han inte ska falla när han går. Kameran i dess  
ställning är fruktansvärt tung. Han har musiken i hörlurar så han vet hur sakta han måste  
gå. Jag håller ned rökmaskinsknappen. Ljuset bleknar genom röken och reflekteras i  vatt-
net. De heter inte Par, Profil eller Fresnell, de heter Redhead, HMI och Blondie.  Teaterljus 
och filmljus verkar i olika världar. Med overklighet som gemensam nämnare. Vid  tvätt-
stugeskylten bländar Laila upp. Hon bromsar Joel från kollision med nästa  korridorskrök. 
Jag släpper rökmaskinsknappen. 



Videodans 
Min första kontakt med begreppet dansfilm, som då kallades video dance, var på ett  
seminarium år 1994 på Dramatiska Institutet i Stockholm, arrangerat av Teater og Dans 
i  Norden. Idag kallar man genren även för dance for camera, media dance eller screen 
dance. Inbjudna talare var Charles Atlas (USA), Walter Verdin (Belgien) och Vibeke 
Vogel  (Danmark). I tre dagar fick vi se västerländska dansfilmklassiker av Maya Deren, 
Anne  Teresa de Keersmaeker/Walter Verdin, DV8/David Hinton, Charles Atlas/Merce  
Cunningham/Michael Clark, Josette Baïz, Joëlle Bouvier/Régis Obadia, Magalie  Char-
rier,Victoria Marks/Margaret Williams, Wim Vandekeybus/Iturbe m fl. Seminariet  gjorde 
djupt intryck på deltagarna och det var åtminstone en startpunkt för mitt eget  skapande. 
Bara ett par månader senare spelade jag in min första dansfilm Fröken Tuvstarr,  hennes 
älskade och den skallige Quasimodo, i samarbete med Filmhögskolestudenterna Joel 
Olsson och Laila Östlund.  

Jag var inspirerad av Maya Deren, Joëlle Bouvier/Régis Obadia och huset jag bodde  i. Vi 
arbetade med passion och frenesi, okonventionellt och icke-hierarkiskt. Det var mitt  ma-
nus, koreografi, regi, scenografi och kostym. Deras bildmanus, fotografi och ljussättning, 
inspirerade av Fritz Lang. Filmen fick premiär på Göteborgs Filmfestival 1995. Den fick  
samma år mention spéciale i den internationella dansfilmtävlingen Vidéo Danse Grand 
Prix  ”pour l´ expression d´une univers personnel et la caractérisation des personnages.” 
Då  fanns bara ett fåtal dansfilmfestivaler i världen; Dance on Camera i New York, ADF’s  
International Screendance Festival, ambulerande IMZ Dance Screen och Vidéo Danse  
Grand Prix i Frankrike.  Eftersom filmen fanns i visningsformatet 16mm kunde den dock 
visas på  filmfestivaler över hela världen. Bryssel, New York, Bukarest, Paris för att nämna 
några  platser. Filmen gav mig mobilitet och legitimitet. Jag mötte fler kollegor ute i värl-
den som  arbetade som jag. Jag gick kurser i dance for camera i Durham, i Madison och i 
New York  för Douglas Rosenberg. I Brighton för Miranda Pennell och Becky Edmunds. 
På  Konsthögskolan Valands ettåriga Fri Konst och Nya Media. Jag bjöds även in till det  
västsvenska nätverket Doris för kvinnliga filmregissörer. Men där de andra medlemmarna  
gjorde ”riktig” film, gjorde jag dansfilm. Katinka Faragó, Ingmar Bergmans filmproducent,  
sa till mig:” Du är ju rolig, varför stryker du inte dansen och lyfter fram dialogen? ”  Från 
svenskt dansliv menades att mina filmer innehöll för lite dans för att kunna  
1 Steadicam är en gyroupphängd kamera som ger en svävande, flytande kameraåkning 
kallas dansfilm, något som regissören Maya Deren problematiserade redan för 60 år 
sedan.  Den filmskapande koreografen och dansaren hamnar ofta i mellanrum, men dessa  
mellanrum är numer välbesökta och ökar i antal. 



Göteborg, oktober 1994 
Jag står i ett av källarrummen med den skallige Quasimodo i rummet bredvid.  Rummen 
är ljussatta utifrån. Lampögonen är riktade från vardagsasfalten, parkeringarna,  uppgång-
arna, in mot källarmagin. Vi har varsin personlig dörröppnare. Expojkvänner. De  har fått 
räkneinstruktioner av mig. Fotograferna kommer åkande över en räls i korridoren.  
De räknar också. Högt så dörröppnarna hör. Dörren in till Fröken Tuvstarr och dörren 
in  till Quasimodo öppnas samtidigt. Tuvstarr har hår som räcker ned till knäna. Jag bär 
en  peruk av lin som jag sytt själv. Quasimodo har en vit sidenskrud och tunna sandaler av  
brunt läder. Han heter Christian Fiedler och är otroligt vacker. I realistiska filmer får han  
spela skurk, mördare och polis. Här blir han en sagoexistens, precis som jag. Betongen,  
putsen blir svidande grus under mina fötter. Kylan gnuggar skelettet. Tuvstarr och  Quasi-
modo tittar uppåt samtidigt, när assistenterna räknar. Deras blickar skickar  åskådaren till 
ett annat rum, under takåsen, på vinden. 
Polisen kommer mitt i natten när jag rullar sladd. De lyser mig i ansiktet med en  ficklam-
pa. Vi har tagit oss upp på vinden. Sladdarna spänns mellan trappräckena, från  trefasut-
taget i källaren och upp genom hela trappuppgången. Jag är i ett annat element, i  dansen, 
ryggar inte tillbaka, fortsätter rulla sladd som Laila lärt mig. Nogsamt.”Vad gör  ni?” säger 
poliserna och försöker låta stränga. ”Filmar!” svarar jag. De ser klappan och  ler, backar 
respektfullt ut från vinden. Vi är en ny trio som arbetar tillsammans. Jag, Laila  och Joel. 
Det är vi, vi, vi. Var skulle vi ställa kameran? Det stora torkrummet är  färdigljussatt. Jag 
prövar min dansbana. Joel flyger upp på takbjälken. ”Om du ska dansa  det där tänker jag 
en tagning häruppifrån.” 

TV-balett 
Dansfilmskapare söker efter verktyg att representera dansens specificitet och  originalitet. 
Detta var tydligt i de banbrytande TV-verk av Birgit Cullberg (1908-1999) och  Måns Re-
uterswärd (1932 -) som under 60-talet och 70-talet påverkade den första  generationen av 
dansfilmskapare i Skandinavien. På grund av tekniska begränsningar  utvecklade Cullberg 
ett sätt att koreografera och komponera för och med hjälp av en enda  stationär kamera. 
För Cullberg och Reuterswärd blev platsen framför kameran en ny scen,  med kameran på 
första parkett. Man kan se det som ett platsspecifikt experiment, eftersom  Cullbergbalet-
ten då, 1969, stod utan scen och utan studio. Hela baletter komponerades fram  i TV-stu-
dio där Cullberg ritade upp golvet som dansarna fick förhålla sig inom. Bilden  ramades 
ofta in med en dansande kroppsdel nära kameran. Publiken kunde få titta igenom  en 
armhåla, en fot eller armbåge. Det viktiga skedde längre bort, i mitten av bilden, där hela  
koreografier framfördes, utan att egentligen upplösa teaterrummets konvention. Dansen 
var den betydelsebärande komponenten. 



Cullberg var därför självklar som  upphovskvinna, inte stegmakare eller regiassistent, en 
roll Donya Feuer (1934-2011)  däremot uppbar i sitt arbete med Ingmar Bergman, förutom 
i egna dokumentären Dansaren (1994). Nya tekniker och nya kameravinklar prövades 
också. 1971 vann Cullberg och  Reuterswärd Prix Italia för Rött vin i gröna glas. Dansfilmen 
fick pris i kategorin  musikprogram - dans och dansfilm har genom historien ofta under-
ordnats musiken.  Dansarna simmar fram genom en oljemålning. Dansen filmas nu från 
taket, i ett blått rum,  för att kunna förändra bakgrunden, i detta fall till en oljemålning. 
Vi kommer närmre dansarna. Rörelserna tillåter närhet – dansarna lämnar inte golvet. 
Reuterswärds och  Cullbergs nära samarbete med en tevekanal var unikt då, tyvärr har 
ingen upprätthållit den  traditionen i svensk teveproduktion. Efter att ha diskuterat Rött 
vin i gröna glas tillblivelse  med Måns Reuterswärd kunde jag förstå hur Philippe Decouflé 
’s Abracadabra (1998)  skapats. Philippe Decouflé (f 1961) skapar också dansteater, men 
hans dansspråk skiljer sig  enormt från Cullbergs. En äldre anfader till dem båda och 
till dansfilmhistorien kunde vara  filmaren och illusionisten Georges Méliès (1861-1938). 
Reuterswärds och Cullbergs nära  samarbete med en TV-kanal var unikt för tiden, tyvärr 
har ingen upprätthållit den traditionen i svensk teveproduktion. Den I New York bosatte 
svenske koreografen och dansaren Pontus  Lidberg har gjort två dansfilmer för och med 
SVT. Han fick dock söka medproducenter och  finansiärer utifrån, vilket tog tre år. Mats 
Eks baletter har visserligen dokumenterats av SVT men det är bara Gammal och dörr 
(1991) som skapades direkt för kameran. I huvudrollen  ser vi en kraftfull 83-årig Birgit 
Cullberg. SVT vågade inte visa den förrän tjugoett år  senare.  

Den filmskapande dansaren/koreografen 
I samarbeten mellan dansaren och den traditionella filmregissören finns en struktur och 
maktbalans. Vad innebär det att vara den filmskapande dansaren som ständigt skiftar  
mellan olika positioner? Kan dansfilmskaparen vara upphovskvinna/man, på lika villkor  
som en filmregissör? Och vilken kompetens behöver hen för att uppnå det? Det kan bli  
komplicerat i projekt där konstnären bidrar med sitt eget specifika hantverk till konstver-
ket.  Koreografen som också dansar i sin egen film, fotografen som även regisserar sin egen 
film. Vems är filmen då? Filmregissörer tränas självklart i både personinstruktion och i 
det  tekniska hantverk som fotografi innebär. De tränas i teamarbete, iscensättning av det  
filmiska rummet, tekniska möjligheter, ljussättning, efterproduktion. I Sverige kan man  
studera filmregi på universitetet, men inte filmkoreografi. Därför blir det ett stort glapp  
mellan filmbolag, filminstitut och den enskilde danskonstnären.  Det är svårt att säker-
ställa det stöd som behövs för att upprätthålla och utveckla en  praxis som en dansfilmare. 
Idéer till dansfilm diskvalificeras redan på projektbidragsbordet.  En redan så kommersia-
liserad verksamhet vågar heller inte satsa på experiment, vilket  dansfilm nu ses som. 



Pontus Lidberg säger: “Dansfilm hamnar alltid mellan stolarna.  Kulturrådet stödjer inte 
film och Svenska Filminstitutet stödjer inte dans. Vem stöder då  dansfilm i Sverige? 
Det är lätt att hänvisa till gällande praxis och inte behöva ta ställning för dansfilmen. Mina 
filmer fick trots allt, efter många års ihärdigt tjatande, stöd av  Filminstitutet, mycket tack 
vare att SVT var medproducent, samt att de hamnade under  drama och inte dans”.  
Filmkoreografer har sällan filmbakgrund och inte heller tillgång till en filmteknisk  
utbildning. På kursen i filmregi som jag gick i Göteborg, ledd av en manlig  dramafilm-
regissör, lärdes konventioner och grunder i film ut och jag fick höra att  ”konstfilm” och 
”dansfilm” är något man gör i början av sin karriär, som förberedelse för  ”riktig” spelfilm. 
Jag hade ändå stor användning av de praktiska strukturer som lärdes ut.  Grunder som de 
stativbaserade kamerainställningarna. Närbild – halvbild – helbild, som ju  används även i 
dansfilm. Lär ut det, också till koreografer och dansare, även det  koncentrerade, tradi-
tionsbundna kommandot:”Tystnad, tagning!” Det jag lärde mig på  dansfilmkurser; olika 
experiment att fånga koreografi i bild med handhållen kamera, har  varit kul och inspi-
rerande, men inte tillräckligt för att kommunicera med ett filmteam.  Därför är jag något 
kritisk till de korta kurser som ska få dansare att börja filma. Jag skulle 
hellre se en större satsning där dansfilmare ges samma möjlighet som filmfilmare att nå 
ut  med sin konst. Där traditionella filmfotografer också deltar och får samma grund som  
filmkoreografen. Där man heller inte tar det för givet att dansare skulle vara mer ovana 
vid  teknik. Det finns ett genusperspektiv bakom detta. Dansfältet har dessutom en stark  
kroppslig regim som kan vara svår att revolutionera emot. Jag har hört frågan mer än en  
gång, när en filmkoreograf blir utfrågad om sina verk: ”Hur håller du igång din fysiska  
styrka och flexibilitet, hur kan du vara i din danspraktik under filmskapandet?” Svaren är  
tämligen typiska för frågan. ”Jag är filmare när jag filmar och dansare när jag dansar.” Jag  
tror varken Stephen Chow eller Charlie Chaplin någonsin fått en sådan fråga. I perioder 
rör  sig alltså vår dansfilmare mellan olika praktiker. Hen hamnar utanför. Det borde så  
småningom uppstå en ny praktik, en dansfilmpraktik, möjlig att omfatta och att vara i. 
Hur  kan vi stödja och möjliggöra den? 
I dag finns mer tillgängliga och mer mobila kameror vilka enklare kan integreras i  kom-
positionen. Koreografen kan numer dramaturgiskt, fysiskt och ekonomiskt utmana  dis-
kursen i filmproduktion. Vi har sett många filmer från studio-processer där kameran finns 
med som samtalspartner mer än som betraktande utifrånblick, vilket något någon utanför  
dansens praktik hade haft svårt att fånga. Där dansaren i egenskap av upphovskvinna/
man  också utmanar de stereotyper som lätt skapas när dansen i film hamnar på piedestal. 
Visst  älskar vi Gene Kelly och Cyd Charisse, men det finns andra uttryck. Dianne Reid’s 
Fantasy  Movie är en fin kommentar i sammanhanget.2 
2 PhD Dianne Reid, koreograf, dansare, dansfilmare och pedagog i Melbourne, Australien  http://www.youtube.com/watch?v=Qu-

TIJ8g2FXE



Dansfilmskapare utvecklar sina egna strategier, dramaturgier och sitt eget  bildberättande. 
De använder sina egna kameror och skapar sina egna festivaler där dansfilm  är regeln, 
inte udantaget. Rörelser komponeras för kropp och kamera och plats, där nytt  material 
genereras i de olika faserna av filmkompositionen, som en syntes av kreativitet och  nya 
produktionsmöjligheter. Hur kan denna nya kunskap stödjas? Kan vi skapa nya metoder 
och nomenklaturer som innefattar dans för kameran när filmterminologin utvecklas? 
Här  behövs längre utbildningar eller återkommande fördjupningskurser där man för 
nyfikna och  jämlika samtal med dans- och filmkonstnärer om hur man kan utveckla 
dessa metoder.  Skissa på nya versioner av åkningar. Hur kan handhållen kameraimpro-
visation samverka  med stativhållen närbild? Ett filmmanus kompletteras med ritningar 
enligt metoder som lärs  ut på Filmhögskolan. Avstånd och utsnitt ska artbestämmas och 
benämnas med ord, okända  för dansare, men väsentliga för det praktiska utförandet. Ge 
dem ett gemensamt språk, nya  benämningar på gemensamma metoder. Gör avancerad 
teknik tillgänglig för dansaren. 

Göteborg, oktober 1994 
Steget från bakom kameran till framför är långt och tungt. Kalla fötter in i svarta,  hårda 
streetskor. Den frusna, stela kroppen in i en svart chiffongklänning, med strass runt  livet, 
från en vintage-affär på Manhattan. En man från Marocco i affären bredvid hjälpte  mig 
sy om den. Jag tänker att vi alltid vill ha dansmatta. Som dansens ambassadör borde  jag 
åtminstone nämna det. Det behövs åkvagnar och jib-armar. Det behövs också bättre  golv. 
Det finns inga trygghetsrepresentanter, det är bara jag, Laila och Joel. Vi arbetar inte  med 
verkligheten. De där industrilokalerna som många filmar i är inte människovänliga.  Det 
är för kallt. För hårt. Men det är vackert på bild. Alltför ofta används miljön som  bru-
talvacker estetik, men den skulle kunna skildra människans utsatthet. Alltför ofta ges  
dansaren uppgiften att med vackra rörelser tämja en plats. Nu är det inte vi tre längre. De  
är två som tittar på mig. Jag ser till skådespelaren, dansarna och statisterna. Men ingen ser 
till mig. Jag rullar hellre sladd, men måste dansa. De väntar på mig, de är klara. Linsen  
putsad, gaten borstad. Jag har bestämt det här men blir som ett rådjur som skyr va-
pen. Det  är nu det blir dans. Det är nu vi gör en dansfilm och det är jag som ska dansa. 
Tystnad.  Tagning. Kamera rullar. Klappa. Varsågod. Jag springer in och tänker att jag är 
Joëlle  Bouvier. Jag kastar mig bakåt i stolarna vi ställt fram som en bana för mig. Putsen,  
betongen rasar och blir små snubbelkulor under fötterna. Luften ger skavsår. Lederna kan  
brista. Vi tar om. Joels fötter hänger ned från bjälken. 



Att koreografera med och för kameran i undersökande av nya uttryckssätt.  
Dansarens perception ger en bild av världen som erbjuder mer än steg. Logiken, energin, 
händelsen i en dansfilm kan vara att försöka få ned en katt ur ett träd utan  att säga något. 
Det sker ingen tydlig utveckling, men tittaren känner att det är något som står på spel, 
som kan kännas igen som dans. En helbild på ett fält, samtidsmusik. Bilden ligger  kvar 
så länge, att man som tittare tänker antingen dans eller konst eller mord. Kameran ser  ut 
över fältet. Den är handhållen. De mänskliga stegen gör att du upplever det som din egen  
blick. Det är du själv som står där på fältet. Mitt på fältet finns en sten, zooma in stenen,  
spring fram till den, spring vidare. Vid stenen ligger en död fågel, tio ballonger släpps upp  
mot himlen. Från höger, långt bort i fjärran kommer tio personer. På deras gångstil känns 
de  igen som dansare. Någon skyndar till fågelns undsättning. Hen blir kvar och börjar 
dansa  bredvid fågeln. De övriga nio personerna drar förbi, någonstans mitt i går du också 
bland  dem. Handkameran ger dig den upplevelsen. En raket smälls av i fjärran, från sam-
ma håll  som de kom. En metafysisk blick, i form av en steadicam, sveper över fältet och  
människorna. Man anar dramatiska förlopp, empati, rädsla och flykt. Politik berättat på så  
sätt att det är något som pågår ständigt och att vi inte alltid tar ställning till det. Vi måste  
bara leva mitt i det. En förändring kanske inte ens är möjlig.  
Låt säga att dansaren vill klä av sig sin dansarpersona, inte gå in i filmen som  estetiskt för-
höjd dansarkropp, utan en person som är på väg någonstans, som har ett namn  och som 
råkar i samtal med någon på vägen. I föreberedelsen är kroppen hens kapital.  Kroppen 
vill ta plats, den sträcker på sig och hen blir genast läst som en kroppslig person,  en som 
inte talar eller tänker, en som är stark, vig och bekymmersfri. Hur orostyngd hen än  kan 
vara. Låt säga att varenda förflyttning i ovanstående fiktiva manusexempel är  musikaliskt 
koreograferad. De olika platserna är rytmiserade av koreografen i en befintlig  musikalisk 
fras. Kamerarörelser och åkningar är inskrivna i manus från början, eftersom de i detta 
sammanhang kan räknas som koreografi och inte enbart som ett planerat och utvalt  
fotografi. Dansaren vill göra det omöjliga. Vända sig om mot det som inte är kategoriserat  
ännu. Det kan vara mycket exakt och läsbart för de medverkande, men sådan läskunskap  
saknas fortfarande hos institutioner som Svenska Filminsitutet.  
En huskropp kan vara manus. Innanför väggarna, i källaren och på vinden uppstår  ka-
raktärer. Är koreografen redan van att arbeta med film har hen förmodligen skapat en  
koreografi som tål att bli klippt. Den är inte beroende av en helhet och skall inte hävdas 
som en enhet. Klipparen är först tveksam med saxen. Ska inte kroppens logik följas? Är  
stegordningen inte viktig? Den förutbestämda och utförda rytmen, får den kastas omkull?  
När jag visar film för teaterregissörer får jag kommentarer som jag aldrig får av  dansare. 
En del är rena missförstånd. Jag tycker om dessa missförstånd. 



Jag tycker de är  värdefulla i det att de utmanar vår inifrånblick, vårt kroppsliga fält:
”De andas, står så  uppsträckta, ser förbi varandra även när de rör vid varandra. Det är 
självupptaget. Var finns  relationerna? Varför kommunicerar de inte? Dansens rädsla för 
tydlighet?” Det kan vara  kravet, från teater- och berättarfältet, på det som ska gå ihop och 
bli begripligt.
En särskild handling, en upplösning, katharsis. Så många sekler av teaterberättande har 
gjort många av  oss blinda för annat berättande. Det aktfria, scenfria berättandet. Om dia-
logen finge dansa.  Jag läser dansfilm via kroppen och tolkar förmodligen ryggradsrörelser 
mer än jag tolkar  blickar. Ryggradsrörelserna behöver i sig inte påstå någonting, men de 
kommunicerar  mänsklig erfarenhet och varandets villkor.  

Med hjälp av de utifrån kommande frågorna har jag ändå fått syn på något. Filmen  kan 
avslöja dansens teatralitet. Precis som skådespelande teaterröster kan behöva tonas ned  
på film kan nedtoning av fysisk energi vara nödvändig. Behov att ta av sig en viss  dansar-
persona, som på film läses som någonting annat än ryggradssträckning,  nackförlängning 
eller upplyftad knäskål. På film kan dansarpersonan verkligen bli våldsam  och självuppta-
gen. Är det verkligen meningen? Jag har fått syn på det. Dansfilm kan vara  objektifiering 
och fetischism av själva danshändelsen. Ett vältrande i flexibilitet och styrka,  som är en 
sak på scen men blir något annat på film. Alla pojkflickduetter där dansen tar över och vi 
glömmer vilka symboler, vilken världsordning, vi lever med, och ogiltigförklarar  dem.
Men om vi tar dem på allvar ånyo? Vem förtrycker vem, vem kastar vem, vem släpar  på 
vem? Om svaret ständigt blir att det inte ska läsas så, att det ”bara” är dans, har vi inte  
låst in oss då? Om vi tittar på den rena oöversättbara konsten och fortsätter hävda att den  
bara är det vi ser? Detta för att vi har behövt värja oss mot övertolkningar som vi är rädda  
förminskar danskonsten. Jag längtar efter en annan sorts objektifiering. DV8:s senaste  
föreställningar som är politiska samtal utspottade mitt bland rörelserna. Isabel Rocamora  
som gör dans av kriget i Irak.3 Jag längtar faktiskt efter mer politik och mindre estetise-
ring,  mindre fetischism. Jag vill se dansande humanister. Dansare som aktivister. Jag vill 
möta  dansarmänniskan. Dansaren som människa. Gärna med och i dansens komplicera-
de och  komplexa dramaturgier. 

Mina första dansfilmer visades på ”vanliga” filmfestivaler eftersom de fanns på  16mm och 
35mm film. På filmfilmfestivalerna slapp jag bli tolkad som dans, slapp bli läst  som en es-
tetisk kropp. Min dansfilm lästes alltså som filmfilm, men placerades förstås i en  särskild 
kategori; ”ny media” eller ”internationell” eller ”musik”. Jag fick svara på frågor  om mitt 
hemland, om politik, om Ingmar Bergman, om allt som inte hade med min kropp att göra. 
Jag upplevde en enorm frihet att slippa mitt eget fält. 



Göteborg 1995 
Vi blev uppätna av kärlek. Men också hat. Det var chockerande egentligen. Vi var  nybör-
jarlyckliga, kunde knappt stå på benen. Det var fullt på Folkteatern. Fullt på  Hagabion, 
salong 1. Jag gav präktiga intervjuer. Svarade på frågor. Rabblade dansfilm,  ickelinjärt 
berättande, duckade, reste mig, försökte gå framåt men hamnade i cirklar.  Hamnade på 
hälar. John Bauer.  
Kvinnlig journalist 1:”Varför gör man en sån här film?” För att...  
Kvinnlig antropolog: ”Ett kvinnligt identitetssökande?” Nej. Mer saga. Vi vill återgå till att  
rulla fötter och sladdar. Där finns identiteten.  
Kvinnlig filmskapare:”Ja men det här gillar väl Filminstitutet?” Vet ej.  
Kvinnlig journalist 2:”Du dammade av dansskorna och körde!” Nej, de behöver inte  dam-
mas av. De är alltid på. Men jag förstår att du ville skriva så, det lät journalistiskt  roligt.  
Manlig ljudtekniker:”Skrattar hon åt männen?” Nej, hon skrattar för sig själv. Chefer som  
vill äta middag, bara med mig. Jo det är sant. ”Obegripligt. Men vackert foto.”  
Manlig filmfestivalgeneral: ”Min treåring gillade brösten.”  
Expojkvän:”Min kompis såg den i Lund. Han tyckte den var asdålig, men att du är  jätte-
snygg.” Jag flyr till skogs. Klättrar barfota uppför den hala stammen. 
Kvinnlig lärare:”Som Hugo Simberg’s Sårad Ängel.” Ja, kanske mer som den, men 1990- tal. 
John Bauer. Arosenius.  
Manlig kritiker:”Postindustriell symbolism.” En symbolism man skrattar åt.  Kvinnlig 
kritiker:”En ironisk bildlek?” Ironi är fel ord. Som om man skrattar medan man  håller på 
att mördas. Inte bokstavligen, men själsligen. Vi blir formlösa, svårfunna. Vi vill  vända 
tillbaka från larmet om filmens vara eller inte. Formuleringshetsen, tron på det  skrivna, 
det uttalade. Påståenden för ett krig mot det mentala systemet. Tankar kollapsar.  Slut-
ledningsförmågan. Vi hittar inte slutsatsen. Vi vill existera. Bara det. Vi vill återgå till  
sladdarna, lampögonen, fötterna. Det som är våra verktyg och vänner. Idag förstår jag att 
filmgeneralerna saknade verktyg för att läsa dans. De blev provocerade  av det ordlösa. De 
stod begreppsförvirrade, svagbenta. Utanför Sverige kände människor till Maya Deren - 
de hade redan sådana referenser. Jag satt i New York Public Library och såg  reel efter reel. 
Jag kunde tydligt identifiera mig med Maya Deren. Mer Maya Deren än  Simberg, Bauer 
eller Arosenius, de manliga nordiska, symboliska målarna. Många år senare  ser jag Tove 
Skeidsvoll i hennes och Petrus Sjöviks film Outside In (2011). Kameran  kommer nära hen-
nes skogsrå. Den fiktiva björkskogen redovisas som just fiktiv. Vi ser att vi är i en studio, 
att allt är på låtsas. Det svartklädda, sladdrullande folket börjar synas bortom  stammarna 
och rökmaskinerna. Där går Tove till attack. Hon lämnar sin skog, sitt erbjudna  univer-
sum och springer utanför ramarna. Hon bestämmer. Tekniken backar klumpigt ut mot  
studions väggar.
3 Isabel Rocamora, brittiskspansk filmare och koreograf, har bl a gjort Body of War och Horizon of  Exile



Att koreografera icke levande ting med hjälp av filmmediet - att skapa dans från  
abstrakt, mekaniskrörelse och därigenom utvidga omfattningen av både dans och 
film. 
Hur kan man kan kategorisera en dansfilm? Som utövare får jag ofta kategoriallergi  och 
påståendeskräck, eftersom jag i min praktik inte är tränad i argument. Argumentträning  
har saknats helt i min konstnärliga utbildning. Jag upplever också ofta att något flyr mig 
så  fort jag försöker kategorisera det. Jag ska ändå försöka. Självklara skillnader i intention 
och  utförande finns om man jämför dokumentation med originalverk; dvs en avfilm-
ning av ett  dansverk redan skapat för scen med ett dansverk skapat för och i relation till 
kameran. En  dokumentation kan man knappt kalla för film, men det förekom förr som 
kategori på  dansfilmfestivaler. Här gjorde engelska D(ance)V(ideo)8 Physical Theatre, 
under ledning av australiensiske Lloyd Newson, tidigt båda delarna. Av tretton föreställ-
ningar har fem blivit  adapterade till dansfilm. Samma dansare, manus, koreograf och 
musik, men helt återskapat  speciellt för kameran. Till stor glädje för alla som inte kan ta 
sig till deras scen i England. 

Man kan också jämföra Cullbergs/Reuterswärds TV-baletter med Wim  Vandekeybus/Ver-
dins dansfilmer. I de förra, t ex Fröken Julie (1984), redovisas koreografin som den skulle 
te sig även i det teatrala rummet. I de senare, särskilt i Roseland (1990),  upplöses rummet 
och vi som åskådare introduceras aldrig till en konstant front. Dansarna  faller i och ur 
bild. Kameran byter ständigt inställning. Filmmediet lägger sig i på ett sätt det inte alltid 
har möjlighet till i en traditionell spelfilm. Här är dansfilmen ett tydligt exempel  på hur 
dans och film berikar varandra. Det råder ingen tvekan om att det är dans, att  aktörerna 
är dansare och att det finns en koreograf som skapat rörelserna i och för rummen. Senare, 
på 2000-talet går frågorna vidare. När David Hinton´s Birds (2000) vann pris på Dance 
Screen Brighton väckte det diskussion. Det handlade om re-editing existing films  – i 
detta fall naturfilmer med fåglar - into new choreographies, using birds as unsuspecting  
soloists. Rechoreographing the pre-choreographed. Hans dansfilm var helt utan dansare 
men ändå helt rörelsebaserad. Fimklipp och musik signalerade en koreografs arbete. De  
orepeterade rörelserna hos fåglar gav en upplevelse av dans.IMåste filmens skapare vara  
dansare? Jag tycker inte det. Jag ser många visual music-filmer (Mary Ellen Bute, Norman  
McLaren, Len Lye) som dans, det är ingen ny genre, men kanske lästes som ny i  dansfilm-
kontexten på IMZ Dance Screen. Men jag vill ändå hävda dansens fortsatta vara i  dans-
film. Att den inte får en töntstämpel och ger sig av. Gör dansfilm om fåglar men fortsätt 
vara nyfiken på dans; fuldans, dansdans, ny dans, gammal dans.  
Vad innebär det att tillämpa en koreografisk blick på omvärlden, att fånga rörelser  och 
kalla det dans, som i Liz Aggiss’ och Joe Murray’s film Beach Party Animal (2011)?



Att bjuda in abstrakt rörelsetänkande och porträttera världen som en rörlig skulptur? 
I filmen  upptäcker och bevisar kameran nya vinklar. Hela tivolihjul kastas ut i rymden 
och vi ser inte om de sitter fast eller om de och dess passagerare slungas bort för alltid. 
Kameravinklar och  klippen rytmiserar tillvaron, precis som i en koreografi. Guerilla-
dansare uppstår som solister i strandmiljön. I en scen påverkar äntligen underlaget den 
mänskliga kroppen. Det finns  ingen estetisk förhöjning hos den glassätande mannen som 
struttar fram över stenstranden,  men väl burlesk komik, som jag känner igen och älskar 
hos Liz Aggiss. I Beach Party  Animal skildras ett semesterliv utom sig, såsom vi sett det 
hos den svenske fotografen Lars  Tunbjörk.4 En postindustriell Jacques Tati. Filmen bear-
betar det djupt mänskliga,  skönhetsideal, semesterjakt, samhällsklass. Naturligtvis är det 
en dansfilm, med  hedersdoktor och dansfilmnestorn Liz Aggiss’ humor och musikalitet.  
Att omskapa redan existerande dansfilm till meta-dansfilm, t ex mitt eget experiment  - 
Tåskor – Transparent – Talang (1997) där jag sökte och fann de mantran jag tvingats  för-
hålla mig till som utövare.5 ” Such a body has no place in ballet”, sagt av Natalia  Makarova 
i en dokumentär om balett, men nu återupprepad i en annan kontext. Nu kunde  jag lyfta 
fram olika mantra, så att även en utomstående kunde reflektera över det. Jag gavs  möjlig-
het att problematisera olika förgivettagna diskurser i dansfältet – t ex vilken kropp  som 
hör hemma i ett dansuttryck. Jag behandlade de fetisher och symboler jag matats med  
som dansare. Objektifiering av fötter, tåskor och dansarens kropp. Jag har mött dylika  
uppgörelser hos kvinnliga videokonstnärer men väldigt sällan hos danskonstnärer. Vad 
beror det på? 
Hur kan vi omfamna dessa olika paradigm? I dansfilmutbildningar måste de olika  per-
spektiven finnas med, reflekteras över och tas på allvar. Hör dansfilmskaparen hemma i  
dans, film eller ingetdera? Ska en dansfilmskapare utbildas annorlunda än en filmskapa-
re?  Ska hen utbildas för att leda ett traditionellt filmteam, eller arbeta ensam? Måste hen 
vara en dansare? Med en framväxande teoretisk diskussion och specialiserade kurser kan  
dansfilmskaparen få hjälp att hitta en plats i och mellan de etablerade världarna av dans  
och film. Jag tror på att hundra möjligheter istället för två.  
Jag längtar efter en kulturpolitik som möjliggör finansiering av dansfilm och efter  sär-
skilda dansfilmprogram på högskolor. Jag längtar efter en filmindustri som verkligen är  
intresserad av dans. Jag är nyfiken på Richard Raymond och Akram Khans Desert Dancer 
- som släpps i år - om den iranske dansaren Afshin Ghaffarian som lärde sig att dansa med  
hjälp av YouTube, trots att både dans och YouTube är förbjudna i Iran. Jag ser också fram 
emot den svenske filmaren Carl Javérs dokumentärfilm Freak Out ! (2014) om  alternativ-
rörelsen i början av 1900-talet, där både Mary Wigman och Rudolf Laban finns  med. 
4 Lars Tunbjörk gjorde 1993 utställningen/boken Landet utom sig  

5 http://youtu.be/p-aPuEHfqE0



Jag längtar efter filmer som utmanar dansens konservativa språk och kroppsliga  regimer, 
som fortsätter referera till dansfilmhistorien och som tar in fler utomeuropeiska  uttryck. 
Shim Shams och Rosseuves Two Seconds After Laughter, där vi möter  självreflekterande 
javanesisk dans ( Yogyakarta ) i en nutida kontext, är ett utmärkt  exempel. Eller Browns 
och Patnaiks Statues Come to Life ( 2012), där den traditionella  dansformen Odissi blir 
den viktigaste händelsen. 2013 grundades en ny dansfilmfestival i  Bandung på västra 
Java av koreografen och dansaren Alfi Yanto. Tack vare denna festival  kunde jag delta i 
samtida indonesiska dansfilmexperiment och bekanta mig med WajiWa  Bandung Dance 
Theatre’s konst och aktivism. Att upptäcka och erkänna det växande  dansfilmområdet 
hjälper oss att bevara det som redan finns och att dokumentera vår samtid  för framtiden. 
Det hjälper oss att möta nya koreografier i nya geografiska områden och  manar oss att 
upptäcka nya sammanhang. Det kan ge oss just de icketraditionella, alternativa berättelser 
om kroppen som vi behöver för att demontera våra fördomar om världen, om  dansfilmen 
och mänskligheten. 

Ami Skånberg Dahlstedt, oberoende koreograf, skribent och (dans)filmare 

Högskolan för Scen och Musik, Göteborgs Universitet 
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and Paul Huntingford. 1997. Two Seconds After Laughter. 2011. Dir. Cari Ann Shim Sham and David Rousseve. 2011.



Idé, genomförande och koncept: Ami Skånberg Dahlstedt & Benedikte Esperi

Mondays Before The Museum 03:45 

A project by the choreographers Ami Skånberg Dahlstedt and Benedikte Esperi. 
This is their third meeting, on June 19th 2017, at Götaplatsen. They work with the 
concept Women Body Power, and investigate the role of the dancing body, the 
dancing girl in Gothenburg City. Today they met up with the legendary sculpture 
The Dancing Girls, made in 1915, by Carl Milles. Mondays Before The Muse-
um – en metod att se kritiskt på en plats utifrån en konstnärligt och kroppsligt 
perspektiv Mondays Before The Museum är ett projekt i det offentliga rummet 
skapat av koreograferna Ami Skånberg Dahlstedt och Benedikte Esperi. Koreo-
graferna möts oftast på måndagar när museet är stängt och platsen därmed är 
tom och öppen. Titeln är en lek med ordet ’before’ i betydelsen ’framför’, samt 
’before’ i betydelsen ’före’. Projektet är delvis inspirerat av Astrid von Rosens 
forskningsprojekt In the Footsteps Of Rubicon där Dr Astrid von Rosen och Dr 
Marsha Meskimmon visade nya metoder att relatera till arkiv – i detta fall genom 
att gestalta fotografier från Rubicons föreställningar utifrån sin egen kropp och 
att besöka Rubicons dansplatser fysiskt.

Fotograf: Ami Skånberg Dahlstedt



A tribute to Frigga Carlberg who became the central figure within social and po-
litically interested women’s circles in Gothenburg, and when the Swedish Society 
for Woman Suffrage was founded in 1902, she took the initiative for the establish-
ment of the Gothenburg section and was elected as its chairman for its entire 
duration. She was well informed about in particular the British and American 
suffrage movement, and once invited English suffragette Sylvia Pankhurst (1882 – 
1960) for a lecture. She also represented Sweden at several international confe-
rences of women suffrage: first as a member of the Swedish Society for Woman 
Suffrage, and the last time, in Rome in 1923, as the representative of the Swedish 
government. Writer As an author of novels and plays, she described both wo-
men’s issues and the living conditions of the poor, which influenced policy. Her 
novel ”För rättfärdighets skull” (1918), alongside the novel ”Pennskaftet” (1910) 
by Elin Wägner (1882–1949), is considered one of the more notable novel of the 
Swedish suffrage movement (Kvinnors kamp för rösträtt)

women’s right to vote 04:19

Videon skapades specifikt för Rydals Museum #lysandefönster2020 och var 
synlig utifrån som offentlig installation i muséets ena fönster. Verket har hämtat 
inspiration ur den egna barndomen, 
där magiskt tänkande och fantasi 
var ständiga följeslagare. 
Förvandlingen av ting 
och människor upplevdes 
som en naturlig del av tillvaron.

[emballa:sh] 01:30

Fotograf: Benedikte Esperi

Fotograf: Benedikte Esperi



”Masada”, video diary
This video was part of a longer improvisation diary
when me and my colleague Jasmine Attié travelled 
to Israel. The intention with the journey was to gain 
power again after an exhausting year. We made a deal 
to film a short video of maximum 3 minutes per day, 
including a new location each time and we weren’t 
allowed to make any re-takes. It was challenging to 
let go of perfection and decide that each recording 
should be without any corrections. But it also helped 
us to find enjoyment and sustainability in our daily practice as dance artists.

Dancer: Linda Wardal. Film: Jasmine Attié

JAG DANSAR MIN LANDSBYGD

Jag dansar min landsbygd sommar, 
höst, vinter och vår.

Berith Stennabb

02:31

Vardagens Koreografi: 
Badandets Anatomi II

Tiny Festival Producers: Annikki Wahlöö/Benedikte Esperi/Cia Runesson

Gruppen har ett gemensamt intresse av att bada. Det är en självklar aktivitet för 
nöje, rening,  ritualer men även för 
oväntade möten och betraktelser. Deras 
nomadiska performanceinstallationer 
tar dem till platser, ofta i periferin, 
där deras konstnärliga interventioner 
bland annat utgörs av att arbeta med en 
fast videokamera och långa obrutna 
tagningar. I mötet med tid, plats och 
förbipasserande fångas, genom sin flexibilitet och fluxus, vardagens koreografier. 
Tiny Festival Producers är en konstgrupp baserad i Göteborg.

02:31

02:31

Fotograf: Jasmine Attié

Fotograf: Berith Stennabb

Fotograf: Tiny Festival Producers



Som ett sätt att utforska och fördjupa 
sceniska uttryck och perspektiv arbetade 
jag här med foto- och filmprojektioner i 
olika dansföreställningar. Dans, filmade 
intervjuer, stillbildsprojektioner, video 
och dansarna berättelser som en del av 
en helhet. Inspirerad av artisterna Tony 
Oursler och Bill Viola.

EIDAP 1999-2004 02:17

Från scenföreställningen Defensa. Ett möte 
med en av kuberna som hängde i taket. På 
scenen finns tre dansare, tre dockor i na-
turlig storlek, tre filmade alter egon och tre 
kuber. Kuberna kan gestalta tre livsrum som 
både begränsar och ger frihet. Därinne finns 
dansaren i mötet med sig själv, sina minnen, 
sitt motstånd, sitt inneboende mörker och 
bländande ljus.

Defensa 07:46 

Koreograf Eva Ingemarsson, filmare Niklas Rydén

Experiment med olika material, filmteknik, 
exponering, avstånd m.m. för att komma åt en 
slags dimmighet eller utbrändhet, en effekt för 
att avspegla en annan tid, plats, eller ett annat 
medvetande.

White Dance 03:49

Fotograf: Niklas Rydén

Fotograf: Niklas Rydén

Fotograf: Niklas Rydén



En beröring och ett utforskande 
om systerskap och rädslor, 
avstånd och möten, och tidens 
gränser i olika livsrum. Över fiktiva
tidsplan utforskar dansarna mötet 
med sig själva, varandra, sina alter 
egon, sina konkurrenter, 
spegelbilder och följeslagare.

Systrar 04:09

De små rummen består av speglar. 
Vad händer i mötet mellan våra yttre 
och inre världar? Hur påverkas vi av 
speglingen av oss själva? Hur upplever 
man kroppen som sedd utifrån? 
Hur upplever vi vår sårbarhet i att 
”vara kropp”? Inspirerat av Andrej 
Tarkowskijs film Spegeln, Jacques 
Lacans spegelstadiet och Judith Butler.

Spegeln-Kairos 05:33

Filmen är en del av en längre föreställning som kan ses som en vandring. 
En känsla av harmoni eller en oro över att allt har förlorat sin tyngd och nu svävar 
fritt. Det är en flytande värld och tillvaro,       
utan fasta konturer. Speglar som 
reflekterar en upp och nedvänd 
värld. Spegelbilder som tolkar, 
delar upp och återkastar 
personerna och deras omgivning. 

Mirror in the Mirror 06:26

Fotograf: Niklas Rydén

Fotograf: Niklas Rydén

Fotograf: Niklas Rydén



About Helena Jonsdottir. Short overview
Helena Jonsdottir studied at the National Theatre Ballet School
of Iceland, with additional studies at Alvin Ailey, New York.  
She has performed in and choreographed countless productions
 for television, film, music videos and the stages.  Helena has also 
written, choreographed and directed many choreographic films 
– Physical cinema, including ”Breaking voices” for Art Festival 
in Reykjavik 2002 screened at the Reykjavik Art Museum. One of 
10 winners at the Moving North project with the film ”While the 
cats away” in 2003, then ”Zimmer” which won first prize at the 
IV.Videotanzpreis 2003/2004 of SK Stiftung Kultur in Cologne Germany. The award 
winning short television/ film”Another/ Teine” that won the Grand Prix at the Cinessonne 
Film Festival in Paris, France in 2006. A collaboration with Estonia Broadcasting service 
ETV, EBU European Broadcasting Union, Arte Germany, YLE, SVT, DR, SDF, NRK, NPS 
Helena is recognized internationally for her work in Scandinavia,/ Europe and USA. For 
the last years her work in video and film has been screened in various art spaces and festi-
vals, national and international. Nominated in Los Angeles 2001 as the best choreograp-
her at the Music Video Production Association Awards. Helena won the first prize in the 
Icelandic Dance Theatre Awards in June 2003 with the work ”Open Source”. She developed 
“Open Source” into a full evening production and made an Irish version, which premiered 
at the Galway Art Festival in Ireland, and a Belgian version, which premiered at Ghent Art 
Festival in 2004. Lastly that she created an Icelandic version for Iceland Dance Company 
which premiered at the Reykjavik City Theatre in 2005. In 2007 she recreated a touring 
version with new cast that opened the Guangdong modern dance festival in China and 
was running at the Reykjavik City Theatre autumn 2007. “Open source” was chosen by the 
Belgian press to go to Belgium Brussels performing at the BOZAR in 2008.
As a visual artist Helena created an installation project entitled “Freeze” in 2009 in colla-
boration with Grandi Studio Iceland, shown in Alaska and organized by the Alaska Design 
Forum and the International Gallery of Contemporary Art. Other visual art project “Bir-
gir”, an installation, was shown in UK as well as Hinterland on the River Trent in Notting-
ham. Furthermore, Helena was part of the traveling exhibition ”100 artist see god” curated 
by John Baldessari and Meg Cranston 2002-2006. 
 And recently her film GONE at the Ming Contemporary Art Museum in Shang-
hai, China, Her work has been presented in galleries, museum and festivals uptodate. In 
addition to her creative projects Helena is an associate professor both at the Iceland Aca-
demy of the Arts and at Stockholm Art Academy in Sweden and freelances internationally 
as a lecturer and workshop leader.
Helena is awarded as the 2017 Dance artist of the year in Iceland. 
The icelandic press and culture.

Helena Jonsdottir



Helena on Choreography for the Camera
“I had been developing my own work in choreography for some years when I came across 
the video camera and I fell in love with it. Since then I have had a great time exploring 
the possibilities in dance, choreography and movements in general, both in front of the 
camera and behind it.
The camera is my favourite dance partner. I love all the creative possibilities it gives me in 
contemporary media, television, films and computers. It is here that I find strong simi-
larities to the dance world and great opportunities to take both forms a step further; the 
dance and the film, forming a new entity as combined forces.
Edited movements in the given space of the camera frame are for me equivalent to chor-
eographed movements in three-dimensional space. But the camera space gives me much 
richer opportunities to deal with subtle moves in close ups. Repetition and manipulation 
of time and space create an opportunity for a totally new perception of dance and chore-
ography in film. For me, dance combined with camerawork is an almost unexplored field. 
This is the reason I look forward dealing with each new piece. 
My work is based on what we see everywhere and know by heart. Although it is then 
transformed into a new and exciting context, it remains totally accessible to a general 
audience. Maybe, because of the camera, it is possible to give people enough understan-
ding and interest to start experiencing dance all around, and with that the ability to create 
their own opinion of it. Maybe here is an opportunity to encourage the audience to find 
their own dances, inspired by real life. Creating personal style only stands to enrich the 
world of dance we all inhabit. I want to make simple yet challenging films to show that 
dance is what you want it to be. This will show that after all, dance is your very own move-
ment, made with self-awareness.”

While the Cat’s Away 04:56

An old woman who lives in her daughter’s apartment with a terrible fear that she 
is imposing on her child’s otherwise independent and modern lifestyle. When 
the daughter goes to work, the old lady’s gets a chance to express herself and 
make herself feel comfortable 
in her restrictive surroundings.  
A film by Helena Jónsdóttir and 
Unnur Ösp Stefánsdóttir
Producer: Anna Dís Ólafsdóttir
DOP: Hálfdán Theodórsson
Music by Hallur Ingólfsson
Editor Elísabet Ronaldsdóttir
Release: 2003
Performers: Margrét Ólafsdóttir and Edda Arnljótsdóttir

Fotograf: Screenshot



GONE 16:00

SYNOPSIS / BIO GONE is physical cinema. A middle-aged man visits “Gljúfras-
teinn” a house in Iceland where the novelist and Nobel Prize writer Halldór 
Laxness lived with his wife Audur. While the couple is away, a man enters the 
house and spends the day there. Who is gone? Is he really there? What if someo-
ne spent the day at your house in your absence? Would you ever know? Gone is a 
short film by Helena Jónsdóttir and Vera Sölvadóttir. 
Bjarni Felix Bjarnason is the director of photography. The main character is play-
ed by the well-known Icelandic actor Ingvar E. Sigurdsson. FACTS ABOUT THE 
FILM: Ingvar’s physical presence exudes experience, making it very clear that he 
is entirely at home in his own skin. Helena is a director and a choreographer. She 
has worked equally with dancers and “non dancers” and her choreography is at 
first sight simple but always has a twist. The actual dance takes place between 
the performer and the camera. Vera has directed both shorts and documentaries 
and has been described as someone who exhibits an unusual degree of control in 
orchestrating storytelling. This is Helena’s and Vera’s first collaboration. 
The choreography also takes place in the editing room and in collaboration with 
the composer and sound artist. Music and sound are both vital ingredients of the 
film. Instead of dialogue we use movement, juxtaposition, music and sound. 
The house observes the central figure and we get the feeling that it is breathing 
down his neck. The clock ticks impatiently, the paintings on the wall stare at 
him, the radio talks to him. Someone might… or might not be entering at any 
given moment. Picasso once said that we are all born artists; In Gone we can see 
that we are all born dancers. It’s very clear when we are young children, before we 
start to speak or even walk, we start to move, we start to dance. ..It is in our 
nature. In this film the original movements come from the performer, Ingvar. 
Nobody moves the way he does, this includes for all of us. For him it comes 
naturally, for all of us. All of us can dance, everyone should dance everyday. 
You can dance with your eyes, your fingers or your whole body. As we get older 
most of us dance less and less. Maybe we are just to busy with other things and 
therefore many just use the body to move the head between meetings. Directors: 
Helena Jónsdóttir and Vera Wonder Sölvadóttir Choreographer: Helena Jónsdót-
tir, Original movements Ingvar E. Sigurðsson Script: Helena Jónsdóttir and Vera 
Wonder Sölvadóttir Producers: Vera Wonder Sölvadóttir and Helena Jónsdóttir 
Production company: Wonderfilms, HProductions, Co-producers: Guðrún Edda 
Þórhannesdóttir, DUO Length: 15.58 min. Production countries: Iceland 2014 
The film is supported by the Icelandic Film Centre

Helena Jonsdottir



Cyntia Botello är en mångsidig konstnär. 
Hon är född och uppvuxen i Mexico. Hon har en 
Masterexamen i koreografi med inriktning dansdidaktik 
vid Stockholms Konstnärliga Högskola.

Det finns flera som har definierat begreppet dansfilm/screendance utifrån flera 
olika perspektiv och  erfarenheter. Jag själv har tagit en del av dessa definitioner 
för att kunna förtydliga mitt arbete som  dansare och koreograf inom min film-
skapande. En av dessa definitioner av dansfilm/screendance  har varit Douglas 
Rosenbergs (2000) definition: ”[…] a literal construction of choreography that 1 
lives only as it is rendered in either film, video or digital technologies” (Rosen-
berg 2000, s. 4). Att  ha denna definition har hjälp mig i min process och min 
förståelse av begreppet och hur den  förhåller sig till de olika mediala kontexter. 
I det har fallet har varit viktigt för mig att förstå hur  dansen från en scenisk form 
placeras i en annan sammanhang, alltså en intermedial kontext. 

Dansfilm/screendance i sin hybrid form har utvecklats av historiska händelser 
och utveckling och  användning av tekniken. I den transformation dansfilm/scre-
endance har fungerar som en rhizom,  alltså en jordstam/rotstam, av virtuella 
platser och verkliga platser. I den rhizom finns olika  discipliner som interagerar 
och möter varandra för att utforma genren. I den konfigurationen finns  också 
olika sätt att inringa dansfilm/screendance och samtidigt urskilja de relationer 
som skapas. I  dansfilm/screendance som rhizom finns ingenting som dominerar 
och anses stå i centrum. Här  försvinner de hierarkiska strukturerna. Det vi får är, 
istället, pågående relationer som anknyts till  varandra. På så sätt dansfilm/scre-
endance expanderar sig till flera discipliner genom att utforska och  experimente-
ra samt genom att hitta nya utgångspunkter och nyskapande former.  

I mitt arbete som konstnärlig ledare och kurator till ScreenDance Festival i 
Stockholm har jag haft 2 möjlighet att se hur dansfilm/screendance har utveck-
lats och utformats utifrån och intermedialiteten  i den. Mitt arbete har varit att se 
historiska och tekniska skiftningar och på så sätt introducera olika  
verk till publiken. I festivalen får filmskaparna projicera de koreografiska verk 
som skapas med hjälp av olika medier och på så sätt utveckla genren. 
Referenser: Rosenberg, D. (2000). Video space: A site for choreography. Leonardo, 33 (4), ss. 275-280.  

Konstnär inom dans och media. 1   

En festival som startade 2014 i Stockholm (http://www.screendancefestival.com) 2

DANSFILM/SCREENDANCE 



Skuggan Götaplatsen, Stegen 
  & Hasselblad  

Skuggan Ägget

Skuggan Väggen 

Skuggan Kakelrummet

Bronja Novak Lindblad

00:28

00:49

02:46

03:33

02:56

00:45

Jag finns överallt

Jag finns överallt

Koreograf Bronja Novak Lindblad. Filmare Patrik Dufwa

Fotograf: Bronja Novak Lindblad

Fotograf: Patrik Dufwa



Jag och Olivia tar oss till 3:e Våningens 
Dans & Konstscen för att spela in ett samtal 
om dans och film inför festivalen. 
Här kan du läsa ett mycket kort utdrag från 
det. Vi sitter samlade  i ett litet bibliotek på 
3:e Våningen, väggarna är fyllda från golv 
till tak med danslitteratur och tidskrifter 
om dans. Här  finns också ett dansvideobib-
liotek. 
 
Gun: Jag har snabbt räknat där ute, det är ju 
inte katalogiserat än men det är minst 900 
fysiska filmer (DVD/VHS). Vi fick hela Dans 
och Teaterfestivalens (i Göteborg) arkiv med 
samtliga filmer som folk har skickat från 
hela världen till festivalen för att ansöka om 
att delta i den. Så det är en hel del. Sen finns 
ju våra egna också, mer utvalda köpta och 
våra dokumentationer. 
 
Samtalet är igång och tillsammans tittar vi 
på ett par frågor som förberetts, men jag ber 
dem för läsarens skull presentera sig. 
 
Olof Persson: Jag är konstnär och dansare. 
Bosatt och verksam här i Göteborg, är 
även utbildad på Valand i fri konst och nya 
medier.
 
Gun Lund:Jag arbetar med föreställningar 
och har hållit på hur länge som helst med 
olika saker i Göteborg, som har med dans 
att göra. Jag driver ett eget kompani med 
en egen idé kring att presentera dans på 
olika sätt, där kanske hälften är för den 
traditionella scenen och hälften är för olika 
‘sites’. Det är lika spännande att göra saker 
där man är helt fri på scenen som att vara 
tvungen att anpassa sig efter saker utanför 
och jag är väldigt intresserad av hur vi 
uppfattar världen genom våra sinnen. 

Lars Persson: Jag är inte dansande, jag är 
medicinare egentligen, men Gun har släpat 
in mig i den här dansvärlden och där är jag 
kvar och vi jobbar ihop med idéer och annat. 
Jag har tagit som uppgift att dokumentera 
alla föreställningar som visas på den här 
scenen och på tidigare scener som jag har 
varit engagerad i. 
 
Benedikte: Berätta om ditt första möte med 
dansfilm.

Gun: Det var inte en speciell film men det 
var Birgit Cullberg förstås. Hennes sätt och 
presentera hur hon arbetade med dans för 
kameran. Hon var ju först i Sverige vad jag 
vet och hennes sätt att tala om hur man 
gjorde dansfilm var väldigt intressant. Fram-
för allt hur hon väldigt pedagogiskt berät-
tade hur hon gjorde i situationen när hon 
övade. Hon ritade upp en tv ruta i scenrum-
met. Då kunde de se hur dansarna kommer 
i och ut ur kamerans bild i dansstudion. Det 
var väldigt spännande och jag har använt 
mig av det när jag själv har tittat på film, 
framförallt dokumentär film. Charles Atlas 
gör fantastiska dansfilmer.

Olof: Mitt först möte med dansfilm kom från 
ett helt annat håll. Det var Bill Viola. Han 
är ju från bildkonsten men verken är oerhört 
koreograferade. Dels hur han jobbar med 
kroppen och de olika lagren av hastighet.
Han kan börja med ett tomrum och nästan 
som om det är filmat spegelvänt, sen när 
kroppen kommer in i kameran vet du inte 
riktigt vilken kroppsdel det är och upple-
velsen blir att det sker en upplösning av 
den horisontala och vertikala linjen med en 
kropp som flyter. 

Ett samtal om dans & film 19/2 -21 



Gun: Ja och han använder en steady camera. 
Han flyttar den inte fram och tillbaka, han 
jobbar egentligen som Birgit Cullberg. Han 
ställer upp kameran och så låter han saker 
passera framför och använder mycket vidvin-
kel. Om kameran står still och en person  rör 
sig eller springer över scenen, så blir det ju 
en rörelse. Även om de försvinner ut ur bild.
 
Olof: Även videokonstnären Chris Cunning-
ham kan nämnas.

Lars: Lite längre tillbaka fanns inte så myck-
et att se mer än Fred Astaire på TV och sen 
på 70-talet kom ju musikalen HAIR på film 
bland annat. På den tiden så var ju tekniken 
bara tillgängligt på några fåtal. Idag kan 
jag filma med min kamera på mobilen och 
så kan du  klippa ihop en liten dans film och 
det tar fem minuter och det går hur fort som 
helst det. 

Benedikte: Hur började du arbeta med 
kamera som en del av ditt konstnärskap? 

Lars: Det är en helt annan sak och planera 
alltihopa utifrån att jag ska göra en dansfilm 
för då har jag det annan tid så att säga.  Jag 
kan hoppa fram och tillbaka i redigeringen 
och sen finns även  abstraktionen i det hela. 
Du behöver inte tänka på, kanske vad som är 
fysiskt möjligt eller vad vi kan skapa. Du får 
ju ha samma blick om du ska göra ett filmat 
konstverk. Vi skiljer ju väldigt noga mellan 
det som är en dokumentation av en före-
ställning och dansfilm. Jag försöker ibland 
gå in i närbild när jag filmar inne på scenen, 
men det är ju inte samma som att du gör en 
konstnärlig produkt, det vill säga dansfilm 
eller dans för kamera. Där har du helt andra 
möjligheter, kan planera på ett annat sätt 
och när du redigerar sedan är det möjligt att 
bryta upp en linjär tidslinje som 

det inte blir möjligt att göra när du filmar av 
en föreställning.

Gun: Själva hantverket är en teknisk fråga, 
jag vet vad jag vill ha, men jag vet inte hur 
jag ska få dit det där som jag har i huvudet. 
Det är en annan teknisk kunskap. Så du 
behöver både folk som kan filma och bra 
klippare och det är inte så gott om dem. Vi 
känner några vi arbetat med. 

Gun: Det har ju blivit ett skifte skulle jag 
säga, från att det var dans på film och sen 
blev det videodans. Danskonstnärerna börja-
de använda kameran och experimentera sen 
har de kommit in på konstfilm,  det blir en 
glidningen mellan dans och rörlig bild. Det 
finns ingen stor publik, utan du måste hitta 
den publiken som kan titta och förstå dans 
på bildkonstområden. 

Benedikte: Hur tycker du arbetet med ka-
meran och mediet film har påverkat/utveck-
lat ditt arbete på scenen och vice versa? 

Olof: I min första stora föreställning ‘Anar-
kism’ 1994 på Atalante, använde jag två stora 
projektorer och sju små Tv-apparater på 
scenen. Inspelade rörelser projicerades på 
kroppen samtidigt som dansarna rörde sig. 
Då hade jag inte tillgång till videoredigering 
så jag lånade ihop till tre videobandspelare 
(VHS) och fick skifta mellan banden så det 
stämde perfekt med den koreografiska akten 
på scenen. Det var jag, Veera Suvola Grim-
berg och Johanna Ohakas, ÄKPS.



Olof: Någonstans handlar det om 
metoderna för den konstnärliga idén och hur 
du väljer att uttrycka dig. I den konstnärliga 
processen kommer det kanske fram att jag 
inte kan använda en dansare. För det är inte 
den konstnärliga idén. Det konstiga är att 
du får gärna vara koreograf om du är bild-
konstnär men inte tvärtom. Mycket av det
(mediet film) är ju en integrerad del av våra 
liv idag, vi har det ju med oss på ett annat 
sätt hela tiden. Det är tydligt för mig att det 
går som en röd tråd ända från första verket 
till aktuella serien Off  The Wall där jag 
fortfarande jobbar med skärmar och kropp-
ar. Förhållandet mellan det offentliga och det 
privata intresserar mig. 

Det var en utmaning att välja ut en kort text 
från ett långt, roligt och intressant samtal. 
Jag konstaterar att mötesplatser behövs mer 
än någonsin och forum för samtal där vi kan 
dela tankar och erfarenheter. 

Tack Gun, Lars och Olof för att ni tog er 
tiden!

På hemsidan finns aktuell repertoar & verk. 
Dans & konstscenen har öppet, men boka 
tid för besök i biblioteken.
             www.3vaningen.se 

                Benedikte Esperi 
         & Olivia Alf 
  

Gun: Ja, jag vet ju inte om jag kan säga att 
det påverkat mig specifikt i någon teknisk 
bemärkelse för att jag börjar alltid med att 
sätta mig på publikens plats. Jag utgår alltid 
från var ska man se verket oavsett vad det är. 
Ibland uppfattar jag att endel jobbar med ett 
verk först och sist publikens placering. Det 
är olika utgångspunkter. Jag tycker det är 
avgörande om publiken ska sitta på bredden 
eller djupet, högt eller lågt. Det spelar roll 
för var jag sätter upp ett verk som ska ses 
utav någon annan. 

Fotograf: Olivia Alf
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Hål i väggen – digital danskonst

Det skymmer, snön ligger kvar på träden, jag hostar, nyser, snyter mig och försö-
ker hitta olika sätt att ligga bekvämt och läsa. En ynklig och igenkännbar koreo-
grafi. Honung och varmt te. Kroppen blir verklig, real, på ett påtagligt och rätt så 
obehagligt sätt.
Hélène Cixous skriver i ”The Place of Crime the Place of Pardon” om jord och 
kött, och om behovet av väggar där heliga meddelanden kan skrivas. Hon skriver 
att vi inte besöker teatern och våra hjärtan tillräckligt. Vi lever utanför oss själva, 
säger hon, i en värld där väggarna ersatts av tv-skärmar. Vi har förlorat substan-
sen, tjockheten; vi tror att nyheterna är våra egna tankar. Cixous skrev texten 
1987. Sedan dessa har världen förändrats och blivit digital och global. Vi sitter 
numera ihop med våra tunna lysande telefoner, skärmar, plattor, datorer och så 
vidare.

Jag läser vad Dorita Hannah (2017) säger om teater, performance och konstak-
tioner som både använder sig av och gör upp med vår tids digitala teknologi, 
de mediala flödena och stormarna. Digitala liveprojektioner som visas på båda 
sidorna av en mur som brutalt separerar två områden och dess invånare skapar 
ett virtuellt men ändå mycket påtagligt hål i muren. 

09.03.2018



Muren blir transparent, ett hål uppstår där människor ser varandra, interagerar, 
protesterar med det imaginäras hela kraft. Muren, detta brutala objekt, blir i 
Artists Without Walls projekt för en stund ett digitalt gränssnitt och en sceno-
grafisk aktör i ett politiskt rum.

Här i Göteborg har koreografen Benedikte Esperi i konstprojektet KOREO-
ARTscape (2017) använt projektioner för att skapa ett slags digitala hål i olika 
väggar och andra underlag i staden. I dessa virtuella hål framträdde historiska 
fragment, berättelser, rörelser. Där talade det förflutna med nuet, de döda med 
de levande. Jag var inbjuden av Benedikte att tala om hennes arbete. Det var på 
Göteborgs stadsmuseum. Vi var inspirerade, vi talade om arkiv, vi skapade nya 
arkiv. Vi borde, tänker jag nu, tala mera, och tala om hålen i väggen. Det handlar 
om det där med att besöka våra hjärtan, som Cixous skriver om.

Källor
Hélène Cixous, (1995), ”The Place of Crime, The Place of Pardon”, Twentieth Century 
Theatre Reader, red. R Drain, London och New York, Routledge, s. 340-344.
Benedikte Esperi, KOREOARTscape, https://vimeo.com/243509271, samt https://vimeo.
com/247718205 (2018-03-09)
Dorita Hannah, ”Scenographing Screen Space: Bearing Witness and Performing Resi-
stance”, Scenography Expanded: An introduction to contemporary performance design, 
Bloomsbury, London och New York, 2017, s. 39-60.
Bild: Stillbild (skärmdump) från https://vimeo.com/247718205.

Om Astrid von Rosen
Astrid von Rosen är före detta dansare och docent i konst- och bildvetenskap vid 
Institutionen för kulturvetenskaper, Göteborgs universitet (GU). Hon forskar 
om scenkonst och leder det tvärvetenskapliga projektet Expansion och mångfald 
(2019-2021, Vetenskapsrådet och DIGARV). Hon är en av koordinatorerna inom 
Centrum för kritiska kulturarvsstudier vid GU, medlem i Nordic Forum for Dan-
ce Research (NOFOD) och arbetar med nätverket Nordic Scenography.  

källa https://dansarkiv.webnode.se/l/hal-i-vaggen-digital-danskonst/ 2021-02-16



Benedikte Esperi är Konstnärlig ledare, koreograf, performance- & videokonstnär 
som skapar verk för scener, utställningsmiljöer och offentliga rum. Hon är styrel-
semedlem på Galleri 54 och är en av tre konstnärer i The Tiny Festival Producers. 
Motsättningar, motståndsrörelser, maktstrukturer och konstnärlig frihet/
autonomi är ideologisk utgångspunkt och drivkraft för hennes rörelser. Hon 
undervisar i olika omfattning sedan 2011 vid konstnärliga fakulteten, GU.   

Olivia Alf är kulturvetare och evenemangsarrangör i Göteborg med närliggande 
regioner. Hon är 26 år och sedan i december är hon knuten till flera samarbeten 
och aktörer på Ringön. Hon har skapat layouten och det grafiska snittet till 
denna publikation och har i festivalen en övergripande organisatorisk och 
praktisk roll.


