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Abstract

In my master thesis “A dance museum” (Erlien, 2014) from the Erasmus
Mundus Master program “Choreomundus — International master in Dance
Knowledge, Practice and Heritage” I research and discuss dance dissemi-
nation in 10 different museums in Europe. In this article I will focus on a
common method for dance dissemination in the Nordic countries, pres-
entation of traditional dance in open-air museums. Skansen and The Mu-
seum of Romsdal have dance groups that perform staged traditional dances
for tourists during the summer season. The danced repertoire has been the
same for many decades, which the museums argue for being transmission
and dissemination of their own old tradition of having a dance group (Er-
lien, 2014). I will challenge this by introduce how new museology princi-
ples may enrich museums dissemination of dance traditions in line with the
UNESCO convention of 2003 for transmission and safeguarding of in-
tangible cultural heritage. I will illuminate this with an imagined interac-
tive dissemination setting on a museum arena, based on transmission of
the qualities and aesthetics of traditional dances in the Nordic countries.

Introduksjon

I min masteroppgave «A dance museum» (Erlien, 2014) fra Erasmus Mun-
dus masterprogrammet i dansevitenskap «Choreomundus — International
master in Dance Knowledge, Practice and Heritage» skriver jeg om for-
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midlingsmetoder for dans pd 10 ulike museer i Europa. I denne artikkelen
forholder jeg meg derimot til én av de mange metodene jeg fant, en vanlig
metode for danseformidling i Norden: formidling av dansetradisjoner pd
friluftsmuseer. To av de ti museene omtalt i masteroppgaven min er Skan-
sen og Romsdalsmuseet med leikarringer og dansegrupper. De er to typiske
eksempler pd friluftsmuseer med folkedansgrupper. Jeg kjenner ogsa til Oslo
Folkemuseums folkedansgruppe med barn og unge som danser p& museet.
Gruppene har danseoppvisninger for turister hele sommersesongen, hvor re-
pertoaret ofte har vert det samme i lengre tid. Denne méten & formidle
dansetradisjoner pd argumenteres for med 4 vare videreforing av museenes
egne tradisjoner med danseframvisninger for turister (Intervjutranskripsjon
til masteroppgave, Erlien, 2014). Videre vil jeg utfordre dette og belyse
hvordan nye museale prinsipper kan berike museenes viderefering av dan-
setradisjoner i trdd med UNESCO- konvensjonen av 2003 om vern og syn-
liggjoring av var immaterielle kulturarv. Til slutt vil jeg skissere muligheter
for interaksjon i danseformidling pa norske museer med et godt rotfeste i
sertrekkene og estetikken i dansetradisjoner fra Skandinavia.

Ny museologi og UNESCO-konvensjonen om vern av
immateriell kulturarv

Masteroppgaven er innovativ i tematikk nar det gjelder & anvende teoriene
rundt ny museologi (Black, 2012) og relasjonell estetikk (Bourriaud,1998)
pa formidlinga av dans (Erlien, 2014). Det innovative er at jeg foreslar hvor-
dan danseformidling pd museum har potensial for fornying i henhold til
nye museale trender, og hvordan man samtidig kan ta vare pd kroppslige
rytmer, estetiske kjennetegn og den samvarsformen tradisjonsdans er. I da-
gens museumsverden i Norge formidles folkedans blant annet gjennom fol-
kedansgrupper pé folkemuseene (bl.a. Romsdalsmuseet og Skansen), da i
form av sceniske framsyninger med liten eller ingen interaksjon med pu-
blikum. Her formidles et standardisert repertoar som har eksistert over
lengre tid (Erlien, 2014). Dette er i trid med arbeidet Hulda Garborg og
Klara Semb gjorde for & viderefore folkedansmaterialet tidlig pd 1900-tal-
let, hvor de blant annet skrev ned og samlet inn turdanser, koreograferte



DANSEFORMIDLING PA MUSEER I NY DRAKT 11

danser til folkevisene og presenterte folkedanser for et publikum. Disse for-
mene har leikarringer og folkedansgrupper viderefort blant annet gjennom
framsyninger pa folkemuseer helt fram til i dag, noe som argumenteres for
ved at de verner museenes egen tradisjon med & presentere folkedans for
turister. I dag kan dette oppleves som avskilte forestillinger som ikke horer
til resten av formidlingspraksisen hos folkemuseene. En spennende mot-
setning blant folkelige genrer i dag er derimort et stadig sterkere fokus pa ny-
skapende sceniske forestillinger. Dette er i form av 4 ta den folkelige dan-
sen opp pa scenen, men samtidig beholde de sosiale og mellommenneske-
lige faktorene i danser- og publikumsopplevelsen (Karoblis mfl., 2015).
Som teoretisk utgangpunkt ensket jeg & studere om UNESCO-kon-
vensjonen av 2003 impliserte museer som gode institusjoner og arenaer for
4 synliggjore og viderefore den immaterielle kulturarven i dansetradisjoner.
Museer kan knyttes til arbeidet med UNESCO- konvensjonen p& mange
miter. De metodene jeg presenterer videre i artikkelen, vil i stor grad vare
knyttet opp mot hva konvensjonen fremmer som viktig for viderefering av
immateriell kulturarv. Som jeg vil beskrive videre i artikkelen, fremmer
konvensjonen gruppers og organisasjoners involvering i prinsippene for le-
vedyktigheten i videreferingen av tradisjoner, noe som ogsa er framtredende
i nye formidlingsmetoder som nd introduseres ved museer verden over. Ar-
tiklene 13, 14, 15 og 18 drar fram viktigheten av 4 etablere programmer,
prosjekter og aktiviteter som pa en god mite promoterer intensjonene og
objektivene i 2003- konvensjonen (UNESCO, 2003). For sin "best prac-
tice”-liste (UNESCO a) gnsker UNESCO & motta forslag pa aktiviteter
om samarbeid med museer. Et godt eksempel er Fandango- Museet i Bra-
sil (UNESCO b). Formidlingsaktivitetene ber fremme respekt for og verds-
ette variasjon og kreativitet, og motstd fristelsen til & fryse et kulturutcrykk.
Likesa skal gnsket om synliggjoring av et kulturuttrykk komme fra uteverne
selv. Museer kan derimot plukke opp disse onskene og tilrettelegge for bide
ivaretakelse, synliggjoring samt forskning pd og formidling av den imma-
terielle kunnskapen. Det er fremdeles behov for forskning pa fordeler og
ulemper ved museers arbeid med immateriell kulturarv. Det spennende er
derimot at flere gode intensjoner fremmer innovasjon, teknologi og media
som verktoy for 4 tilpasse kulturarven til nye kontekster (Boylan, 2000).
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I siste del av artikkelen foreslar jeg en dansekontekst hvor de sosiale re-
lasjonene i motet mellom danser og museumsgjest blir til i realiseringen av
dansen, en formidlingsmetode hvor begge parter er sender og mottaker.
Dette blir et ideelt tenkt eksempel p& danseformidling i en ny museums-
setting. Forslaget presenteres for forste gang i denne artikkelen og er en
praktisk tilnzrming til dreftingene i masteroppgaven min, og forslaget om
begrepet dansemuseologi (Erlien, 2014). Jeg eksemplifiserer dette ved hjelp
av konsepter og estetikk fra skandinavisk folkedans. Her ligger det dype
sosiokulturelle uttrykk, en dimensjon av den immaterielle kulturarven som
utfordres av nye trender pd museumsfeltet, nye scener, nye deltagere og nytt
publikum. Disse nye trendene gjenkjennes ved at publikum er deltagere i
museumsformidlingen og kommuniserer aktivt i dialogen om synliggjo-
ring og videreforing av kulturarv (Black, 2012).

Bakgrunn

Det finnes lite forskning pd museers formidling av dans som immateriell
kulturarv i Norge. Det stdr derimot flere viktige bemerkninger i de siste ars
kulturutredninger i Norge pd hvilken retning man gnsker formidling av
kulturarv skal ta. Kulturdepartementets strategi "Dans i hele landet” skri-
ver: "Det er behov for & styrke arbeidet med formidling av tradisjonsbeva-
rende og nyskapende folkedans ytterligere” (2013:28). I Kulturutredningen
2014 il Enger-utvalget kommenteres det at "I et globalt kulturmangfolds-
perspektiv tydeliggjores ogsd myndighetenes ansvar for 4 sorge for & videre-
fore og utvikle det norske samfunnets felles kulturarv som en del av det
globale kulturmangfoldet” (2013:89). Enger-utvalget nevner ogsa at folke-
musikk- og folkedansarkivenes materialer er lite tilgjengelige og for frem-
tiden ma sikres gjennom digitalisering og ikke minst gjores tilgjengelige
gjennom formidling og forskning (2013:158). I slike arkiv ligger det vik-
tig og variert kulturarv som ved hjelp av formidling er med pa & oke ut-
trykksmangfoldet til det norske og utenlandske publikum. Framveksten av
digitale kulturuttrykk har bidratt til endringer i kreative prosessers form og
innhold. Digital interaktivitet minsker grensene mellom kulturprodusent
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og konsument, som igjen gjor at det aktive publikum fir en storre deltagelse
i produksjonen av kulturprodukter (Kulturutredningen, 2014, 2013:80).

Likevel ser man at den andelen av befolkningen som oppseker ulike
dansetilbud, ofte har hoy grad av utdanning (Enger, 2013:128). Det er der-
for viktig & lage et opplerings- og opplevelsestilbud innenfor dans som nér
ut til flere i befolkningen. Dette kan trekke linjene mot studier innenfor
dans, kultur og folkehelse. Blant annet Cupers et al. (2012) og deres studier
i Nord-Trendelag som viser at aktiviteter som dans og friluftsliv er blant
det som fremmer god helse bdde i sentrale og mindre sentrale strok, hvor
ogsd den sosiogkonomiske situasjonen hadde mindre innvirkning. I Kul-
turleftet 3 (2013) ytres blant annet en styrking av folkemusikk og tradi-
sjonsdans, hvor ogsa ensket er 4 dpne for digitalisert formidling av kultur-
arv. Kulturloftet ensker levende museer hvor trivsel skapes, og der ogsd mo-
derne kulturuttrykk fir sin plass. Kulturdepartementet vil satse pa innova-
sjon og nye formater innenfor kulturpresentasjon. Holmesland skriver om
den immaterielle kulturarven og den helhetlige opplevelsen det gir et mu-
seumsbesek (2013). Samhandling og kulturelt mangfold er viktige stik-
kord, og museene skal vare dpne for ny og utradisjonell formidlingskom-
petanse som fremmer nytenkning. Det skrives ogsd om digital forvaltning
og formidling med publikumsinnspill i demokratiseringa av museenes rolle
(Holmesland, 2013). En utvikling av museer til 4 ta rollen som kulturell
samtalepartner, som legger til rette for storre forstielse mellom mennesker
med ikke lenger delte oppfatninger (Miszal og Van den Bosch i Watson,
2007), vil vare et godt utgangspunkt for en demokratisk og deltagende
plattform for synliggjoring og viderefering av kulturarv.

Kulturarv er et vanskelig begrep. Bill Ivey (2009) benytter uttrykket
“expressive life” med to konnotasjoner. "Heritage” str for den ene delen,
som omhandler tilhgrighet og kontinuitet knyttet til identitetsspersmal.
Den andre konnotasjonen er “voice”, et individuelt uttrykk med rom for
det personlige, globale og selvstendige, som ofte &pner for & utfordre kon-
tinuitet og arv. For arbeid med denne betydningen av begrepet “kulturut-
trykk” er Stortingsmelding 10 sitt sitat viktig & fremme: "Det er behov for
tiltak for 4 gi alternative former for dans, gamle som nye, med roter i det
norske eller med roter i andre tradisjonar, ein plass i ein meir mangfaldig
norsk dansekultur” (Kulturdepartementet, 2010). Mangfoldet i norsk dan-
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sekultur er et spennende utgangpunkt for dialog og deltagelse i formidling
av kunnskap om dans. A kombinere eksponering av dagens dansetradisjo-
ner med linjer tilbake til eldre dansetradisjoner skaper bergringspunkter
mellom det kjente og det ukjente. Ved gjenkjennelse av egen tid er relasjo-
nen til dagens uttrykk enklere 4 forstd og belyser samtidig samtidens rotfeste
i fortiden. A sette dans inn i en museumskontekst apner for nye skjaerings-
punkter mellom danseopplevelse og det & formidle dansehistorie. Bide over-
foring av kroppslig kunnskap og historiske kontekster kan vare resultatmal
i slik formidling.

Som kommentert i avsnittene ovenfor er den norske kulturpolitikken
pa jakt etter nye méter & nd ut til publikum pa med vér kjere og rike kul-
turarv. De vil fornye metodene og mete publikum pa de plattformene de
er. Informasjon og synspunkter kan man lese seg til pa Internett, man kan
se dans virtuelt pd Youtube, men det fysiske og kroppslige nér man ikke
gjennom tastetrykk. Ny museologi (Black, 2012) og teorier fra museums-
faget fremmer nye formidlingsmetoder og et fokus pa deltagelse, dialog og
inkludering. Dans presentert pa en scene nér ikke opp mot disse metodene
i maten 4 engasjere publikum pa.

Presentasjon av dans pa scene

For en nytenkning rundt folkemuseers "vanlige” framstilling av tradisjons-
dans m3 man se noyere pa hva dans pd museum kan formidle og represen-
tere. Dans er et kommunikasjonsverktgy. Samtidig folger en forestilling tra-
disjonelt estetiske regler og inkluderer heller ikke noen naturlig interaksjon
i utever—publikum-relasjon verken emosjonelt eller kognitivt (Hanna,
1993). Ser man pi de to folkedanstypologiene innenfor etnokoreologien,
”participatory” eller "presentational” (Nahachewsky, 1995), ligger kom-
munikasjonsforskjellene i bevegelseskvaliteter og en implisering av delta-
gende samdansing. Ferstnevnte karakteriseres som spontane danseprosesser,
med nyanser i bevegelser, berering og eyekontakt, mens sistnevnte mani-
festerer seg som et planlagt produkt av fraser og formasjoner. En annen vik-
tig forskjell er avstanden til og deltagelse av publikum. Kan da formidling
av tradisjonsdans pd en museumsarena vere interessant ndr den tas ned fra
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scenen og blir "participatory” i stedet for "presentational”? Lenge har fol-
kedans presentert pa en scene blitt symbolet pa en nasjons folklorisme, dette
gjennom overforing og revitalisering av historiske danser blant folkedans-
bevegelser pa det europeiske kontinent (Nahachewsky, 1995). Nahachew-
sky nevner ogsé at det har ridet et romantisk syn pé folkedansen som noe
som ikke er forandret og som representerer et originalt produkt fra fortiden
(2001). En annen og kanskje mer anvendelig teori pa representasjon er dans
som “reproductive” and "productive” (Reed, 1998). Forstnevnte forsvarer
og videreforer den kroppslige kunnskapen i dansetradisjoner, mens sist-
nevnte er hakket mer spenstig og presenterer de samme kvalitetene, men i
ny form. Dette forer igjen til sporsmal rundt viderefering, hvilke grunn-
leggende dansekvaliteter og teknikker vil vi skal bli ivaretatt, og hvor langt
tillater man at kreativitet skal kunne strekke seg? Et eksempel pa hvordan
turismen pavirker formidling, er flamencodansen i Spania. Gjennom kom-
mersialiseringen av formen har det blitt skapt et ukorrekt bilde av den opp-
rinnelige kinestetiske estetikken i flamenco (Reed, 1998:521).

Det er ogsd spennende 4 bringe inn teorier rundt estetiske prinsipper i
synet pd hva dans kommuniserer, og hvordan vi ikke ubetinget deler este-
tiske opplevelser hvis vi ikke kjenner til de samme kulturelle normene og
verdiene (Kaeppler, 2000). Kroppslig estetikk er relasjonell, subjektiv og
kulturelt bestemt. Dette betyr at evaluering er det viktigste estetiske prin-
sippet, noe man ubetinget ikke deler. Som utenlandsk turist pé et folke-
museum vil det veere vanskelig & forstd meningen og konteksten rundt tra-
disjonsdans presentert pa scene. Hva er viktigst for tradisjonsdansere: 4 for-
midle de sosiale relasjonene i danserealiseringen eller i hvilken grad dansen
er god eller dérlig kunst?

De to siste avsnittene har sd vidt berort frykten det ligger i folklore.
Ifolge Anca Guirchescu (2001) er folklore utvalgte framforte produkter, og
vi kan her trekke likheter til Nahachewskys begreper. Noen stikkord er sen-
trale i kategoriene, som variasjon mot standardisering, sosialt formal mot ar-
tistisk, fri og ukontrollert dans mot det utvalgte og transformerte (2001).
Tradisjonsdans som et levende fenomen, vanligvis i sosiale ssammenhenger,
blir pa et syntaktisk niva det som skjer her og nd. Gjennom paradigmatiske
gyne settes dans i sammenheng med de filosofiske, ideologiske, sosiopoli-
tiske, skonomiske og kulturelle systemene dansen realiseres i. Her blir dans
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en kulturell tekst som innebefatter en dynamisk, men samlende kulturell ef-
fekt. Denne faktoren kan fungere som en ramme for hvilken pakke dansen
skal veere en del av, for eksempel politikk, folklore, ritualer eller som kunst,
som er begreper ofte definert av andre enn uteverne selv. Disse kommuni-
kasjonsverktoyene pavirker de sosiale relasjonene som gjenspeiles i ele-
mentstrukturen i dansene (Giurchescu, 2001).

Hvilke sosiale relasjoner vil vi at tradisjonsdans pd museum skal for-
midle? Dansen har alltid vert et middel for noe annet enn seg selv, og tra-
disjonsdansens hovedmal og hensikt var som middel for samhold og det
sosiale i uformelle sammenkomster. Framsyning av dansen ble kun brukt
som et middel (Bakka, 1978; Bakka og Biskop, 2007). Hvordan kan tra-
disjonsdansens sosiale utgangpunkt som samvarsform komme dansefor-
midlingen til nytte og positivt utfordre dagens versjoner av dans presentert
pa museum? Kan tradisjonsdansens aspekter som lering, deltagelse og im-
provisasjon bli en del av formidlingen av dans pA museum? Videre vil disse
tankene utvikles og settes i trdd med nye museale trender for deltagende
museumsformidling.

Framtidas danseformidling?

Ny museologi (Black, 2005, 2012;Vergo, 1989; Davis, 2008; Caulton,
1998) er et konsept som samler ideer og praktiske forslag pa & gi museum-
spraksis en ny retning. Ny museologi ma sees i sammenheng med tradisjo-
nell museologi, hvor det nye representerer et fokus vekk fra objektet som
viktigste verktey i formidlingen, til en menneskesentrert og handlingsori-
entert demokratisering av museumspraksiser, hvor museer har viktige opp-
gaver bdde sosialt og pedagogisk.

I ny museologi tar den aktive og deltagende besokende del i et flerdi-
mensjonalt bespk, som inkluderer en helhetlig opplevelse av kunnskap, ak-
tiviteter, opplevelser og forngyelse. Museer kan ogsd vare en god arena for
& minske gapet mellom ekspert og publikum. Mange museer bruker dialo-
gen for & kommunisere forskjeller og & gagne den nye kunnskapen publi-
kum ofte kommer med. Flere steder blir utstillinger produsert i det fak-
tiske motet mellom ekspert og publikum, og det grunnleggende innenfor
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ny museologi er at kunnskap blir best produsert i en reell hendelse. En slik
reell dansehendelse, hvor utevere i dansetradisjoner driver sin vanlige akti-
vitet, men i et s transparent lokale som et museum er, skaper en god me-
teplass for viderefering av immateriell kunnskap pa premissene til uteverne
selv. Her manifesterer relasjonen mellom det som skal formidles, og men-
neskene, seg i opplering og opplevelse av de immaterielle kunnskapene i
bruk (Hooper- Greenhill, 1992:198).

Begrepet "post-museum” kan knyttes opp mot innovative praksiser for
4 skape mangfoldige perspektiver. Utstillinger vil fi nye standarder, og vi vil
se mer av workshoper, diskusjoner, sammenkomster, dramatiseringer, fore-
stillinger, dans, sang, maltider og taus kunnskap gjennom 4 aktivere sansene
og delta i virkelige kulturelle arrangementer (Hooper- Greenhill, 2000).
Det er et mél & fi besgkende til & komme regelmessig, vere deltagende,
bidra og samarbeide med museene (Black, 2012:98), altsd oppna et "active
prolonged engagement (Humphrey & Gutwill, ref. i Black, 2012:10). Tre
typer kulturelt engasjement er framtredende: nyte, konversere og gjore
(Black, 2012). Kan dette manifestere seg i en miks av et folkemuseums his-
toriske formdl med en temaparks initiering av bestemte aktiviteter? Her vil
publikum kunne oppleve noe immaterielt og fundamentalt for den kon-
teksten de befinner seg i, og vil bli dratt inn i utferelsen selv, i stedet for &
se pa andre utgvere (Davis, 1995). Tradisjonsdans pd museum vil vare et
godt medium for & demonstrere kroppslig deltagelse av publikum som pro-
moterer refleksjon og bevisst utforelse av det immaterielle, i tett relasjon til
de materielle omgivelsene.

Gjennom 4 bruke tradisjonsdans som et slikt medium, som verktoy for
kommunikasjon med besgkende, oppstdr “metacommentaries” i en "lear-
ning talk” (Allen, ref. i Black, 2012:157) som avslerer og reflekterer et ak-
tivt og engasjert publikum. ”Community-based performance” (Kuppers,
2007) kan i tilknytning til dans i en sosial setting vere en prosess og et verk-
toy for samhandling og felleskap, hvor formélene er selvrealisering og til-
herighet. Slik aktivitet krever ikke et hoyt nivd av kunnskap, da ogsa vel-
dig enkelt materiale kan vere meningsfullt i slike opplevelseskontekster.
Dette er i motsetning til hva som normalt kreves for 4 se danseforestillinger
pé scenen.
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Er dette framtidas danseformidling pd museum? Gjennom den relasjo-
nelle estetikken (Bourriaud, 1998) som formidles i intersubjektive moter,
ansiket-til-ansikt interaksjon med publikum, blir de estetiske prinsippene
utprovd i fellesskap og kan skape et temporert samfunn, i motsetning til &
vere kulturelt og subjektivt kanonisert. En kurator/museumsomviser vil
kunne ha en rolle som tilrettelegger for involvering i og et transparent inn-
syn inn i den skapende prosessen (Bishop, 2004). “Relational artwork in-
sists upon interactive premises and use rather than optical contemplation
because the work of art is a ”social form” capable of producing human re-
lationships” (Bishop, 2004:118). Utfordringen ligger i 4 ikke koreografere
opplevelsen for det inviterte publikum i for stor grad. Dette skjer i tilfeller
der kuratoren oppleves som en manipulator i stedet for en tilrettelegger.
Da er det fruketbart 4 skille mellom deltagelse og samarbeid. Det forstnevnte
impliserer at publikum er subjeketer til iscenesatte parametere og hendelser,
mens det sistnevnte inkluderer medforfatterskap til den tidsbaserte ska-
pende prosessen (Bishop, 2004).

A dancing museum

I sitt inspirerende "Manifesto of a dancing museum” (no date) argumente-
rer koreograf og kurator Boris Charmatz for hvorfor dans bide fysisk og
mentalt passer inn i prinsippene til et moderne museum. Innenfor nye mu-
seale museumsomgivelser ber det vare rom for mennesker til & kunne ut-
folde seg i dans, og kan dras enda lenger ved at dagsaktuelle meninger om
hva et museum er, ogsi ber utfordre oppfatninger om hva dans er. Char-
matz mener at dans er et mentalt rom, og kunstblogger Martin Spangberg
legger til at i framtidens museum er ikke dans noe vi ser pa som program-
merte hendelser. Det vil ikke behgve produksjon, konsumering og sirkule-
ring av verdier, men vil heller manifestere seg som noe vi utveksler, tilpas-
ser og som blir opplevd fysisk av enkeltmennesket i levende oyeblikks kunst.
Dette gir rett inn i UNESCO-konvensjonens mél om barekraftig videre-
foring av immaterielle tradisjoner (2003). Dans har entret museer, ikke som
et kult innfall eller en fadese, men fordi det korrelerer med nitidens former
for produksjon, basert pd immaterielle verdier og utveksling av kunnskap
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og opplevelser (Spangberg, 2012). Som en mental handling er danseverket
noe som publikum er med pa & kuratere, som forsvinner nér publikum gir
hjem, men bestdr som immaterielle kunnskaper i publikums kropper. Tiden
manifesterer seg i den faktiske danserealiseringen, til forskjell fra galleriob-
jekter som kan studeres sd lenge som ensket. Charmatz beskriver "Musée
de la danse” som et nomadisk museum uten eget lokale, men som er kon-
stant pd vandring. Enten var du der, eller s gikk du glipp av det.

Dans som mental handling kan vi knytte til den immaterielle kultur-
produksjonen og presentasjonen som skjer giennom danseformidling p& mu-
seum. De metodene folkemuseer i dag bruker for & formidle dans til publi-
kum, er en del av deres metakultur, deres praksis i & presentere eller framfore
sin immaterielle kulturarv. En slik form eller praksis er for eksempel fore-
stillingen. Museer som kulturarvsbedrifter i turistindustrien er et levedyktig
metakulturelt fenomen, men med forbehold om at samtalen, som en ka-
rakeeristisk immateriell prosess, benyttes mot farer for standardisering som
skjuler kulturelle prosessers sarpreg (Kirschenblatt-Gimlett, 2004 ).
Gjennom sitt repertoar presenterer dansegruppene pa folkemuseene i dag et
kodifisert program, de utferer "activating an archive” (Charmatz, no date),
men mangler samtalen med publikum om hva de formidler.

Danser—publikum-interaksjon

Det kan vere nyttig 4 kort nevne det nylig avsluttede forskningsprosjektet
hos NTNU Dansevitenskap "Performer- Audience Interaction” (Karoblis
mfl., 2015). Prosjektet har utforsket hvordan den tradisjonelle tilskuer kan
f& opplevelsen av de kinestetiske kvalitetene og nzrheten i folkedansen ved
4 veere deltagende publikum i en forestilling. Erfaringer fra prosjektet viser
at relasjonen publikum/utever, er et lite utforsket emne, men som har et
stort potensial for videreutvikling. ”Performer-Audience Interaction”-pro-
sjektet har sett pa hvordan denne metoden kan berike folkedans som dan-
sekunst, et felt som har vert separert fra de moderne uttrykks estetikk og
nedslagsfelt. Prosjektet har utviklet ideer og metodologiske forslag for inter-
aktive danseforestillinger basert pd norske tradisjonsdanser. I prosjektets av-
sluttende forestilling ble publikum invitert ut pa dansegolvet for & delta i
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en delvis bestemt koreografi med et titall dansere. Det var ingen differen-
siering mellom publikum og scenen, og gjennom et variert rytmisk reper-
toar opplevde publikum samarbeid og rollen som medskaper, 4 se dans fra
nye perspektiver og & vere pd den samme scenen som danserne, dratt med
inn i den sosiale sferen pd et tradisjonsdansegolv. Publikums habituelle nor-
mer for oppfersel ble utfordret ved deltagelse, interaksjon og improvisa-
sjon. Forskningen testet ogsd hvor personlige grenser for deltagelse i dans
gar. Filosof David Novitz (2003) beskriver deltagende kunst hvor seeren
m4d veere fysisk til stede i kunsten for & kunne verdsette og forstd. Han mener
videre linken mellom det immaterielle og materielle vil kunne forstés bedre
ved 4 se pa de sosiopolitiske konvensjonene for deltagende kunst. A plassere
en slik setting pd en museumsarena ville vert et spennende eksperiment.
Her vil man kunne teste publikums enske om 4 delta i dansen i kulturhis-
toriske omgivelser, og hvor grensene gir for & vere medskaper i en interak-
tiv danseforestilling hvor dansegulvet manifesterer seg i realiseringen av
dansen. Publikum kunne blitt guidet av omvisere/dansere som tilretteleg-
ger dans pd ikke-spesifikke tider. Nedenfor illustreres en tenkt dansefor-
midlingssituasjon inspirert av teoriene og dreftingen ovenfor, og basert pd
et feltarbeid hesten 2011. Tre menn ble intervjuet om sin ungdomstid i
danselokalet Skogheim (Erlien, 2011).

Omvisning med en dansende avslutning

Sverresborg, Trondelag Folkemuseum er et av de eldste og storste frilufts-
museene i Norge, bygd etter samme modell som de to eldste og storste,
Skansen i Stockholm og Folkemuseet pa Bygdey. Museet bestér av over 70
gamle bygninger i hovedsak fra 1600-tallet og framover, men museet er
grunnlagt pa ruinene av middelalderborgen til kong Sverre, bygd i 1183.
Museet har to avdelinger, en byavdeling med trehusbebyggelsen fra gamle
Trondheim sentrum og en bygdeavdeling med girdsbruk og to kirker.
Hvert &r kommer turister i tusentall til Sverresborg for 4 utforske atmosfze-
ren, se inne i stavkirken fra 1070 og for 4 std pd toppen av borgruinene. De
mgter entusiastiske guider, en levende gamleby og skuespillere i roller som

bygdefolk. Hva de gér glipp av, er den immaterielle kunnskapen fra denne
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tidsepoken de kunne ha opplevd ved selv & kroppsliggjore de immaterielle
tradisjonene. Nylig, i Sverresborgs 100-4rige historie, har museet fétt til-
skudd av og satt opp det yngste huset i bygningssamlingen, et forsam-
lingshus med navn Skogheim fra en dal ser for Trondheim. Forsamlings-
huset ble bygd i 1934 og hadde aktiviteter giende helt opp til huset ble
flyttet pd grunn av veiombygging. Sverresborg ensker & bruke huset slik
som det en gang var blitt bruke, og da i husets storhetstid pa 1940- og 50-
tallet, som et danselokale gjennom rekonstrueringer av gamle dansefester
med levende musikk.

Skogheim fungerte som bygdas samlingssted, og kunne huse arrange-
menter ulike i bide storrelse og formal. Dansefester, juletrefester, paske-
samlinger, religiose moter, sangsamlinger, konserter, kino, bingo, kabareter
og basar. Huset bestdr av en stor hall med scene, kjokken, en inngangshall,
loft og garderober. I et slikt forsamlingslokale samlet folk seg pa tvers av
generasjoner. Likevel ble det danset ulike danser av de forskjellige genera-
sjonene. Det fortelles at seniorene danset polka, vals, reinlender, pols og
hoppvals, og at instrumentene var fele, trekkspill og lokale skolekorps. Vi-
dere fortelles det at en litt yngre generasjon, som da var mellom 25 og 60
dr, dannet gammeldansklubber som danset runddanser, tango og foxtrot til
amerikainspirert musikk. Og den yngste generasjonen danset til Beatles og
Stones, runddanser, og innslag av swing, twist, shake og sakte gddanser. De
yngste startet ogsd i denne perioden & danse hver for seg, mens de eldre
videreforte gruppe- og parformasjonene.

Som et tenkt kuratorprosjekt er Sverresborg arenaen for en omvis-
ningsrunde som vil bli avsluttet med et interaktivt besok pa Skogheim. Det
er formiddag under sommersesongen pa Sverresborg. P4 Skogheim er det
et tremannsband pd scenen, huset er fylt med sma bord og stoler i hjor-
nene, og det selges hjemmelagede kaker og kaffe fra kjokkenet. Ellers er det
en gjeng dansere i forskjellige aldre som oppholder seg i huset denne for-
middagen. Hver halvtime ankommer en ny gruppe med guide og turister
til Skogheim, som er siste post pi omvisningsrunden. De fleste turistene
kjenner igjen tidsepoken og musikken fra scenen, enten gjennom egen opp-
levd ungdomstid eller gjennom fortellinger fra eldre generasjoner. Danserne
inviterer publikum med pé golvet til danser som pols, foxtrot, swing, tango,
twist og shake, vals, reinlender og polka. Oppfriskningen av dansekunn-
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skaper og eventuelle nye dansekunnskaper skjer uformelt pa dansegolvet,
rytmen er det essensielle for god samdansing mellom dansere og publikum.
Etter 15 minutter kan publikum velge & bli varende i Skogheim for kaffe
og noe & bite i, danse videre, lytte til musikken, oververe neste omvis-
ningsgruppe eller ga videre pa vandring selv.

Gjennom dette blir publikum invitert inn i den sosiokulturelle sfeeren
som var pd 1950-tallet. Levende musikk inspirert av amerikanske trender
sammen med en uformell atmosfere og omgivelsene minner om dansefes-
ter slik de artet seg en lordagskveld for noen tidr tilbake. Gjennom invita-
sjonen til samdansing med danserne minskes avstanden mellom formidler
og publikum, og det er lettere 4 kjenne igjen og kroppslig huske steg, ryt-
mer og samdansmater. Slike mateplasser kan resultere i gode samtaler om
kulturhistoriske hendelser og kontekster, hvordan de danset den gang da,
eller hvordan de husker besteforeldre danset til radioen. Forsamlingshuset
og dansingen skaper en god blanding av immateriell og materiell kulturarv,
manifestert som en kuratornarrativ pa et folkemuseum.

Konklusjon

I denne artikkelen har jeg forsgkt & illustrere hvordan de deltagende prin-
sippene i ny museologi kan bygge opp under formidling av de sosiale og es-
tetiske kvalitetene i tradisjonsdans pa norske museer. Jeg startet med 4 il-
lustrere hvordan en lang tradisjon med folkedansframsyning pa folkemuseer
er lite interaktivt og inkluderende. Dette utgangpunkeet har jeg utfordret
ved hjelp av metoder brukt innenfor ny museale trender. Noen av metodene
er 4 tilpasse dansen, oyeblikkets kunst og sosialiseringsform, til nye arenaer,
nye teknologiske hjelpemidler og nye opplevelsesbaserte metoder for videre-
foring av kroppslig kunnskap.

Museer er institusjoner med gode muligheter for & gjore en verdifull
innsats i synliggjeringen og videreforing av dansetradisjoner til publikum.
Flere og flere museer benytter seg nd av formidlingsmetoder i form av dpne
kommunikasjonsdialoger og samtaler med publikum. En slik formidlings-
metode legger opp til en deling av rollene som sender og mottaker. Som
forskningen "Performer-audience interaction” fra NTNU Dansevitenskap



DANSEFORMIDLING PA MUSEER I NY DRAKT 23

og mitt tenkte eksempel fra Skogheim viser, sd har den skandinaviske tra-
disjonsdansen sterke estetiske prinsipper og verdier som fremmer deltagelse
og involvering for videreforing av dansetradisjoner hvor dansegruppene
selv, utgverne av tradisjonen, inviterer publikum til leering, deltagelse og
improvisasjon. Dette er ogsd i trdd med hva UNESCO-konvensjonen om
immateriell kulturarv fremmer som gode tiltak for viderefering og synlig-
gjoring, nemlig involvering, deltagelse og vilje fra uteverne i tradisjonen
selv. Gjennom dette skapes rom for dialog rundt tradisjonenes egenart og
tradisjonenes mate 4 tilpasse seg moderne tider og nye kontekster pa. Ved
et transparent innsyn i tradisjonen gjennom bruk av museumslokalet som
moteplassarena viser vi at immateriell kulturarv ikke er statisk av natur og
er i seg selv, sin utforelse, dynamisk, foranderlig og interaktiv. Interaktiv i
form av at den immaterielle kunnskapen i dans ma utfores og oppleves
kroppslig for & viderefores, samt ved hjelp av dialog om hvordan sosiale
dansetradisjoner lever videre i dagens samfunn.

De metodene jeg har presentert i artikkelen, tar utgangpunke i § ville
anvende konvensjonens retningslinjer for videreforing og synliggjering pd
en museumsarena. Disse retningslinjene stemmer godt overens med tren-
dene innenfor nye museale formidlingsmetoder. Konvensjonen og ny mu-
seologi er parallelle i & fremme metoder for videreforing og kuratering av en
funksjonell praksis, og samtidig bevare viktige immaterielle kvaliteter fra
uteverne av den immaterielle kunnskapen. Ny museologi ensker museet
som samtalepartner med museets lokale grupper og besokende (Alivizatou,
2012), og 4 bruke arenaen til positiv promotering. Det sistnevnte er basert
pa UNESCO-konvensjonens gode intensjoner om videreferingsprinsippet
fra generasjon til generasjon av immateriell kulturarv. Dette kan museene
kuratere ved & opptre som dynamiske og samfunnsorienterte kultursentre
med et sosialt ansvar. Det vare seg 4 legge til rette for en "bottom-up’-til-
nerming nir det gjelder deltagelse i de immaterielle aktivitetene, sette pris
pa transformasjon og fornying framfor autentisitet og konservering (Alivi-
zatou, 2008:48) og ikke minst bidra til gkt inkludering og demokratise-
ring av mangfoldet av immaterielle kulturuttrykk.
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