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Seminar om det frie scenekunstfeltet i Trondheim  

Hvordan skal vi fremme produksjon av profesjonell scenekunst i Trondheim? 

Hvordan kan vi gjøre det attraktivt å produsere her og oppnå kvalitet i alle 

produksjonsledd? Vi ønsker deg velkommen til å være med  på å forme 

fremtiden for byens scenekunstmiljø sammen med oss i april.  

 

I samarbeid med blant andre Norsk kulturråd, Trondheim kommune, 

Kritikerlaget, SEANSE (Volda), Proscen (Bergen), HiNT og DansiT arrangerer 

Teaterhuset Avant Garden et seminar med form ål å styrke og synliggjøre det frie 

scenekunstfeltet i Trondheim. Seminaret har tre hovedperspektiver:  

 

Produsentleddet i det profesjonelle scenekunstmiljøet  

Med bakgrunn i et oppriktig ønske om mer lokal produksjon av scenekunst , spør 

vi: Hva trenger vi f or å øke volumet og kvaliteten på scenekunstproduksjonen i 

vår region? I Bergen opprettet man  i 2008 Proscen ï en interesse -  og 

nettverksorganisasjon og kompetansesenter for scenekunstfeltet på Vestlandet, 

med fokus på produsentleddet. Er det behov for og ønske om en tilsvarende 

produsentenhet for det profesjonelle scenekunstmiljøet her i Trondheim?   

 

Scenekunst for barn og unge  

Teaterhuset Avant Garden ønsker å øke og styrke scenekunstproduksjonen for 

barn og unge, og dette temaet gis derfor et særskilt fo kus under seminaret. 

Hvilke kriterier benytter man når man produserer for barn? Og hvordan går vi 

frem for å bedre kvalitet en på produksjon og formidling av scenekunst for denne 

målgruppen?   

Kritikersalong: s cenekunstkritikk  

Det at pressen skriver om fri scenekunst, kan ses på som et tegn på 

profesjonalisering av feltet. Hva kjennetegner dagens scenekunstkritikk og bør 

det være  en dialog mellom scenekunstmiljøet og kritikere? Hvilket ansvar har 

utøverne selv for presse -  og kri tikerrelasjoner?  Denne delen av seminaret blir en 

kritikersalong som inngår i en rekke kritikersalonger arrangert av Norsk 

Kritikerlag over hele landet. Salongen e r støttet av Norsk Kulturråd og  

Institusjonen Fritt Ord.   
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Program  

Tirsdag 6. april  

Tid  Hva  Hvem  

13:00  Registrering   
14:00  Velkommen  Per Ananiassen  

14:05  Trondheim som 
produksjonssted ï plass 
for dans?  

Tone Pernille Østern  

14:50  Produsenten ï et 
fordyrende mellomledd 

eller en avgjørende 
suksessfaktor?  

Linda Børnes  

15:35  Prosjektsøknader ï 

scenekunst eller 
skrivekunst?  

Melanie Fieldseth  

16:20  Kulturbyrået Mesén: 
mellom Børs og Katedral  

Julia Krankenhagen  

17:00  Spørsmål, diskusjon og 

oppsummering  

Alle  

18:00  Middag  Alle  

20:00  Symposium  Janne Brit Rustad (Trondheim), Eva 
Pfitzenmaier  og Klara Sofie Ludvigsen 
(Bergen), Paul Goring (Trondheim). Arr:  

Azra Halilovic  
   Onsdag 7. april  
Tid   Hva  Hvem  

10:00  Kritikersalong:  
Hvordan komme på trykk  

 
Frida Gullestad  

10:15  Kunstnere og tilskuere som 
kritikken òglemmerò 

IdaLou Larsen  

10:45  

11:15  

Kritikk og distanse  

Debatt  

Jon Refsdal Moe  

Ordstyrer: Per Ananiassen  

11:45  
12:30  

 
 

13:15  
 
 

13:45      

Lunsj  
Skuespillerkunst ï eneste vei 

for teatrets framtid. Om å 
våge å snakke om kvalitet.  

Om å være ung og uerfaren. 
Møtet med scenekunstmiljøet 
i Trondheim  

Scenekunst for de aller 
minste  

Alle  
Ørjan Hattrem  

 
 

Eirik Fauske  
 
 

Karstein Solli  

14:30  
 
15:15  

 

Scenekunst for barn og 
ungdom? Satsninger i NKR  
TAGs mandat ï program og  

produksjon? Oppsummering, 
debatt og samtale  

Rolf Engelsen  
 
Per Ananiassen  
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Scenekunst i Trondheim 6. april 2010  

 

Tone Pernille Østern  

DansiT   

Trondheim som produksjonssted ï p lass 

for dans?  

Vil egentlig heller bruke t it telen òrom  for dansò. 

Fokus p¬ begrepet òromò ï hvordan rommet for 

dans kan utvides, krympes, tas i bruk. Skal snakke 

både om konkrete praktiske forhold og om 

samfunnsperspektiv; om rom for dans/scenekunst 

i sammenheng med samfunnsmessige prinsipper. 

Vil snakke om premissene for å jobbe med dans i 

Norge, og for å få til aktivitet på dansefeltet.  

Starter med en kont ekstualisering av temaet dans 

i et samfunnsperspektiv. Viktige stikkord er kropp , dualisme , hierarki  og 

ambivalens  Ą det materielle/kroppslige har tradisjonelt lavere status i vår 

kultur. Dette er grunnleggende problematisk for dansekunsten. Dansere fører 

fram kroppen som subjekt, i motsetning til objekt ï slik vi er vant til å forholde 

oss til/se på kroppen. I dansekunst handler det om den subjektive, tenkende, 

følende og helhetlige kroppen, og dette er uvant. Dansefeltet er dessuten 

kvinnedominert, og i d et vestlige samfunnet fremstilles dans som en spesielt 

kvinnelig uttrykksform. Dette har vært med på både å skyve dansen  ut i det 

marginale feltet, og  i stor grad  å ekskludere menn. I Norge er over 80  % av 

profesjonelle dansere kvinner. En kulturpolitisk k onsekvens av dette er at dans 

har fått mindre tilgang til det offentlige rom, gjennom mindre (penge - )støtte og 

mindre tilgang til scener enn andre kunstformer.  

Dans er en ung kunstform i Norge. Dermed har vi heller ikke hatt tilgang på så 

mye dans. Men de t har vært en økt satsing i det siste. Sp esielt i Oslo.  

Så er spørsmålet når det gjelder regionene: Hvordan jobber man for dans (og 

scenekunst) i hele Norge? Dett e er et bakteppe for innlegget.  

¶ Øke aktivitet på dansefeltet  
¶ Øke kvaliteten på dansefeltet  

¶ Bedre levekår for dansekunstnerne  
 

Dansekunsten har en historisk betinget lav status. Feltet må styrkes og vi må 

øke publikumsinteressen. Da må vi vise mer dans på flere arenaer og dansefeltet 

må bli mer mangfoldig. Her må feltet ta ansvar selv. Flere må ku nne identifisere 

seg med det som tilbys av dans. Hvis vi får økt publikumsinteresse, vil vi øke 

inntjeningen og kunne bedre levekårene.  
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-  Mer turnering Ą det som skapes blir brukt flere ganger og når ut til flere. 

Slik får vi også mer ut av de offentlige kronene.  
-  Feltet må samarbeide innad og utad på tvers av sjanger og kunstneriske 

ståsted.  
-  Nettverksbygging.  

-  Barn og unge må møte kunstformen  
-  Bedre rammeb etingelser: Tilgang til produksjonslokaler, normale 

arbeidstider, få lønn, etc.   

 
DansiT ï Dansekunst i Trondheim -  Registrert  i 2001.  

Formål :  

¶ Være en samlende kraft for dansekunstnere i Trondheim  
¶ Utbedre muligheten for å jobbe med dans på ulike måter  

¶ Skape, produsere, turnere, utøve, undervise  
¶ Profesjonelle dansere, koreografer og pedagoger på de fleste 

danserelaterte virksomheter i Trondheim  
¶ En overbygging  
¶ Kulturpolitisk arbeid inkludert nettverk nasjonalt og internasjonalt Ą Øke 

bevisstheten rundt hva  dans som kunstform trenger for å eksistere  
¶ Igangsetting av virksomhet som stimulerer til produksjon av dansekunst  

¶ Rådgiving og produksjonshjelp  
¶ Forvaltning av egne lokaler  

o Produksjonslokaler på Svartlamon  
o Dansekunstnere kan søke om produksjonsperiode i d ansesalen  
o Residensordningen Husly  

o Produksjon av forestillinger foregår på dagtid ï utleie på kveldstid ï 
hovedsakelig til undervisningstilbud  

¶ Kulturnæringsvirksomhet og entrepenørskap på dansekunstfeltet  
¶ Yte bistand i form av produksjonsapparat  

o Dansefeltet  er ikke institusjonalisert ï det betyr at det som regel er 

koreografene som må ta initiativ til produksjoner, og som regel ha 
hele produksjonsansvaret. DansiT ønsker å gå inn og avlaste noe av 

dette.  
¶ Igangsetting av virksomhet  

o Åpen scene for dans  

o MultiPlié dansefestival: Lokal, nasjonal og internasjonal dans  
 

Spørsmål fra salen:  

? Du sier at det tok 10 -12 år før produksjonslokalene kom på plass: Hvorfor har 

det tatt så lang tid?  

Tone :  Tidligere hadde danserne tilgang til Dansens hus Ą danserne ble husløse 

og måtte leie seg inn i ulike lokaler. Det var en vei derfra til å samle og 

organisere seg og finne egnet sted, få med kommune, fylkeskommune, kulturråd 

etc. Vi var nødt til å synliggjøre behovet, hvorfor det er viktig og hva det gir (i 

form av økt  aktivitet). I mellomtiden har det også kommet et tyd eligere 

kulturpolitisk ståsted til dans, der man har slått fast at dansekunsten har blitt 

stemoderlig behandlet og at man må satse mer på dans. Dette gjorde det mulig 
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å få til et politisk vedtak. Det ble  bestemt at dansen skulle inn i lokaler på 

Svartlamon. Etableringen av DansiT og produksjonslokaler har helt klart ført til 

økt aktivitet på dansefeltet, og til økt interesse. Det har ført til at 

dansekunstnere har kommet tilbake til Trondheim, og kommet til Trondheim fra 

andre steder. Det har blitt en interesse for å jobbe her. Etableringen av egne 

produksjonslokale r er unikt i norsk sammenheng.  

Karsten Solli:  Et innspill til historien: Studio 1B i Dronningensgate 1978 -1982, 

unikt lokale . Oppfatter at en del av tingene dere jobber med er en blanding av 

kunstneriske ambisjoner og kulturpolitiske mål. Ville det ikke være en fordel å 

skille dem? La noen andre ta seg av de kulturpolitiske målene, som NoDa 

(Forbundet Norske Dansekunstnere).  

Tone: Det må jobbes med disse spørsmålene også utenfor Oslo, rundt i resten av 

Norge. NoDa jobber med normer for arbeidsforhold osv. DansiT blander seg ikke 

inn i det, men det er viktig å ha to tanker i hodet samtidig. Mange som jobber 

med dansekunst er også opptat t av de politiske spørsmålene.  

Ørjan Hattrem  (Skuespillerutdanningen HiNT): Det er bra med en slik alternativ 

modelltenking, å samle ressursene. Man må gjøre noe med kulturpoliti ske 

spørsmål også i regionene. Så må man trene opp et publikum. Det gje lder for 

hele scenekunstfeltet. Alt for få vet hva de går glipp av. Dette er noe man kan 

gjøre sammen. Jeg skulle ønske at vi klarte å samle oss. Vi må rette oss mot 

kulturredaksjoner, kulturbilag etc. der det er veldig mye underholdning på 

bekostning av k ultur. Det kunne være interessant å diskutere/tenke  i retning 

òpublikumsskolerò ï lære publikum å forstå hva vi holder på med  scenen og 

unngå ekskludering.  

Egil Johansen (Sør -Trøndelag Teaterverksted): Hvordan fungerer Trøndelag 

Teater som samarbeidspartn er? Institusjonene er pålagt ansvar for å 

tilrettelegge for dans i regionene. Hvordan følger de opp dette samarbeidet? Har 

det vært noen konkrete planer?  

Tone: Det har vært lite dans. Ikke produsert noe samtidsdans i Homlungs 

periode, men vi har tro på fo randring. Ingen planer om samproduksjon. Men 

Trøndelag Teater har skrevet støttebrev i forbindelse søknad om støtte. Vi ønsker 

mer dialog, og ønsker å påpeke behovet og ansvaret, og fremheve mulighetene 

til å jobbe med lokale koreografer. Så langt har vi i kke hatt kapasitet til å jobbe 

tett med Trøndelag Teater ennå.  
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Linda Børnes  

Prosjektleder for  produsentenheten 

Proscen  i Bergen  

Produsentleddet ï et fordyrende 

mellomledd eller en avgjørende 

suksessfaktor?  

Proscen ble til som en følge av flere 

ting: Potetrapporten  Living Arts v /  Ine 
Therese  Berg , r apport om  etablering av 

en produsentenhet  for scenekunst i  
Bergen  v/ Tine Rude, påtrykk fra  miljøet 
og økonomisk  tilrettelegging  fra Bergen  

Kommune . 27. august 2008 var Proscen 
et faktum.  Man innså at dersom  man 

skulle få bedret det frie  
scenekunstfeltet på sikt , måtte man 
styrke  produsentleddet (jf 

kartleggingene) . Enheten skulle ha en 
regional profil . Proscen er en 

forening/organisasjon som har et styre 
og et årsmøte, og en daglig leder i en 50 
% stilling. Norsk Kulturråd, Bergen Kommune og Hordaland Fylkeskommune 

støtter Proscen økonomisk .  
 

BERGEN, -  byen med de tusen frilansprodusenter?  Nei, dessverre!  Så hvordan 
kan vi da forbedre situasjonen til de frie  kompaniene?  
 

-  identifisere og inspirere  
-  bistå de m som ikke har produsent  

-  overbevise om viktigheten av å bruke produsent  

Proscen jobber for produsenten, for å skape en identitet og gi følelsen av et 

fellesskap i en profesjon. Proscen jobber også for aktørene, for å skape  
produksjonsvolum og  gjøre  interessearbeid. For enkelt individer hjelper de til med 
søknadsskriving , budsjettering  og veiledning/formidling . Overfor prosjektene kan 

de tilby  prøvelokaler , hjelp til  formidling  av prosjekter og  markedsføring av  
forestillingen . De jobber også opp mot systemene, som for eksempel med 

arenahøring  og DKS.  
 
Fysisk er Proscen et k ontorfellesskap , et  servicesenter  (Linda som tar telefonen), 

et  nettsted , de driver kurs/ kompetanseheving  og har også en p raktikantordning .  
 

Kor t sik t ig e t i l t ak  
 

-  Interaktiv nettside : 330 medlemmer pr 1.4.2010  

-  Kurs/seminarer/samlinger : 22 stk i 2009  
-  Kontorfellesskap : 10 kontorplasser pluss en prøvesal  

-  Bemannet servicesenter : daglig leder i 50 % stilling  
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Lan gsik t ig e t i l t ak  

 
-  Utdanningstilbud  

-  Flere produsenter!! :  praktikant -  og praksisplasser, håndbok  
-  Bedrede vilkår : interessearbeid/synliggjøring av feltet  
-  Nye enheter i hele vår regien  

-  Tilsvarende enheter på landsbasis!  
 

Bergens scenekunstmiljø : Institusjoner og  festivaler , frie grupper , 
organisasjoner/foreninger , arenaer og p rivate scener . Institusjoner og festivaler i 
Bergen : Den Nationale  Scene , Carte Blanche , Den Nye  Opera , BIT  

Teatergarasjen , Hordaland  Teater , Vestlandske  teatersenter  og Festspillene i  
Bergen . Frie grupper : Jo Strømgren  Kompani , Bergen  Prosjektteater , 

Transit teatret  ï Bergen , NON Company  og ca 15  andre .  
 
Hvorfor produsent?  

-   HVA VIL MAN OPPNÅ /FORBEDRE? 
-   Praktiske oppgaver  

-   Måloppnåelse/Suksess!  
-   Hva er suksess?  

-   Er suksess tabubelagt i det fri e feltet?  
-   Er suksess overførbart til ikke -kommersielle produksjoner?  

 

Hvem avgjør suksesskriteriene?  
-   kunstneren/kunstnerisk leder i samarbeid med produsenten.  

Det er ikke viktig hvem som bestemmer, men at det blir  bestemt og definert før 
arbeidet starter.  

-   Det er viktig at kunstneren ikke blir umyndiggjort og mister  

integriteten i arbeidet  
-   Men det er også viktig at produsenten får rom til å jobbe med  

de målene som er satt for prosjektet  
-   KJEMI og gjensidig EIERSKAP til prosjektet  

 

Hvilke kriterier arbeider produsenten etter?  
Hvor skal vi  spille?  

For hvem skal vi spille?  
Over hvor lang tidsperiode skal vi spille?  
Hvem henvender vi oss til?  

Hvilke målsetninger har vi i forhold til publikumsbesøk?  
Større volum, nye grupper, nye nettverk?  

Hvilken respons ønsker vi fra vårt publikum?  
Hva ønsker vi å sette på dagsorden? Hvordan oppnå dette?  
Hvordan får vi uttrykt forestillingens intensjon gjennom  

markedsføringsmateriell/omtale i media?  
Hvor og hvorfor skal vi turnere?  
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Melanie Fieldseth  

Scenekunstkonsulent i Norsk Kulturråd  

Prosjektsøknader ï scenekunst 

eller skrivekunst?  

Fieldseth synes det har vært nyttig å 

presse seg selv til å tenke igjennom 

hva en prosjektsøknad er og hvilke 

forventninger hun selv har til en 

søknad. Hun vil hovedsakelig snakke ut 

fra egen erfaring og så li te byråkratisk som mulig. Prosjektsøknader er et nokså 

utskjelt fenomen. Det er tidkrevende og for noen kan det virker som en øvelse 

de blir tvunget igjennom for å tilfredsstille andre, i dette tilfellet Kulturrådet. I 

mars kunne vi for eksempel lese en re kke artikler i Klassekampen  som handlet 

om språkbruk, søknadssvada, definisjonsmakt og strategiske prosjektsatsninger.  

Hva er en prosjektsøknad? Den har faktisk en funksjon. Hva slags språk buker 

man? Mange forøker å bruke et markedsspråk, en politisk kor rekthet, 

òmeningslßseò ord, strategiske argumenter og ¬ fokusere p¬ trendy m¬lgrupper. 

For å forklare hva en prosjektsøknad er, kan det være greit å si hva det ikke  er:  

1. En prosjektsøk nad er ikke scenekunst ï ennå.  

2. En prosjektsøknad er ikke en akadem isk avhandling, et essay, dramatikk, 

skjønnlitteratur eller faglitteratur, selv om søknader tidvis kan bære preg av slike 

te kstsjangere.  

3. En prosje ktsøknad er ikke markedsføring.  

4. En prosjektsøknad er ikke skrivekunst i den forstand at søknaden ikke 

vu rderes på grunnlag av hvor flott skrevet den er eller på grunnlag av 

skrivetekniske kriterier.   

 

Fieldseths egen  definisjon på prosjektsøknad er: En prosjektsøknad er en 

tekst med et spesifikt mål: å formidle og utdype utgangspunktet for et 

scenekunstneris k prosjekt til scenekunstkyndige lesere.   

Kommentarer t il punktene over:  

1. Søknadsmaterialet ï det vil si prosjektbeskrivelsen, Cver, framdriftsplan, ev. 

omtaler, visuelle eller lydvedlegg, avtaler og lignende, er verktøy for å oppnå 

dette målet. Prosjektsøknaden er ikke den ferdige fo restillingen. Men søknaden 

handler om scenekunst, mer spesifikt om en konkret søkers scenekunst, enda 

mer spesifikt om et konkret prosjekt som denne søkeren skal skape. Prosjektet 

står i sentrum, og søknaden handler om hvordan du som søker har tenkt å jobb e 

fram dette prosjektet, og hvorfor. Det betyr at kunstneren og kunstnerens 

stemme også er vesentlig. Det betyr tidligere produksjoner og prosjekter kan 

være interessant og relevant bakgrunnsinformasjon fordi de sier noe om deg, 
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ditt uttrykk, hva du har væ rt opptatt av i kunsten din og hvordan du har utviklet 

ditt virke. Din egenart som scenekunstner er viktig.   

2. Søknad som sjanger. Søknadsskriving kan virke som en egen sjanger. Det 

finnes formelle kriterier som alle må oppfylle, men utover det er det ganske 

åpent, og da er lett å tro at det finnes en mal eller forventninger som du ikke har 

tilgang til. I realiteten er det er prosjektets karakter som setter premissene for 

søknaden, utover de formelle kriteriene. Søknaden har imidlertid et formål og det 

er å formidle prosjektet. Bruk et språk og et format som tjener prosjektet og er 

representativt for deg som k unstner.  

3. Markedsføring. Det går et skarpt skille  mellom formidling og markedsføring. I 

Kulturrådet er man  interessert i det kunstneriske prosje ktet. Man kan si at en 

sßknad skal òselgeò et prosjekt, i den forstand at du vil at Kulturr¬det skal satse 

på ditt prosjekt, men hva slags språk er det som taler til kunstkyndige lesere ? 

Målbare salgsstrategier , kunstfaglige beskrivelser eller begrunnelser ? Samtidig er 

NKR selvfølgelig interessert i at kunstneriske produksjoner blir vist mest mulig, 

og hvis du har strategier for å få til flere visninger eller intensjonsavtaler med 

visningssteder eller co -produsenter er det svært positivt. Men hvis prosjekte t 

ikke vurderes som kvalitativt godt nok eller klart for støtte, er salgsstrategier 

alene ikke nok.  

4. Vurderingen skjer på grunnlag av prosjektet, men for å kunne vurdere 

prosjektets utgangspunkt må det være artikulert og utdypet i søknaden.  

Kunstnerens s temme er altså viktig. Hvem er du og hva vil du? Din egenart som 

scenekunstner må skinne igjennom.  Å skrive en søknad krever refleksjon. Å ha 

et godt prosjekt er selve fundamentet. Du må vite hva du er interessert å jobbe 

med, hvorfor og hva slags uttrykks former, virkemidler, prosesser eller strategier 

du har tenkt å utforske eller arbeide med. Prosjektbeskrivelsen skal gi et godt og 

dekkende inntrykk av prosjektets utgangspunkt, men er ikke selve forestillingen. 

Søknaden skrives for at andre skal bli kjent  med prosjektet. Hva trenger de å 

vite for å forstå hva du vil?  

Oppfyll de formelle kriteriene  

Kunstnerisk stemme  

Kunstnerisk integritet  

Kunstnerisk målsetting  

Kunstnerisk begrunnet  

Refleksjon omkring utgangspunkt, motivasjon og kunstneriske valg: Hva skal  

utforskes/ arbeides med, hvorfor og hvordan? I hvilken retning skal prosjektet 

utvikles? Hva vil du uttrykke?  

Virkemidler/strategier  

Metode/prosess  

Hvilke fallgruver finnes under utforminga av prosjektsøknaden?  
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Utover f ormelle mangler:  

Ensidig fokus p å metode, materiale og lignende  

Mangler overordnete kunst neriske grep eller perspektiver  

Manglende orientering i feltet/ plasseringen av eget prosjekt  

Man òglemmerò at det skal iscenesettes (eller glemmer ¬ reflektere over dette på 

et konseptuelt nivå)  

Mang ler refleksjon  

Påstår men ikke begrunner  

Forsøker å treffe en antatt ma l, strategiplan eller et formål  

Prosjektets omfang og budsjettets omfang st år ikke i forhold til hverandre  

Søker fullfinansiering  

Forskjell mellom prosjekt og søknad. Vi kan godt snakke  om hva som gjør en 

søknad dårlig, men det er prosjektet som det sentrale. Ikke alle prosjekter er 

levedyktige. Det kan være lite hensiktsmessig å tviholde på et prosjekt som 

egentlig står på stedet hvil. Kan hende det er best å lære fra erfaringen og gå 

videre. Vi må tørre å snakke om kvalitet, fordi det foregår en kvalitetsmessig 

vurdering. Det betyr ikke at det finnes en forhåndsbestemt definisjon av hva som 

utgjør kvalitet. Prosjektsøknadene er vårt utgangspunkt. Men vi må prioritere 

mellom søknadene. M an bruker kunstnerisk skjønn.  

Det finnes et fagutvalg for dans og for scenekunst. Disse har tett dialog hele 

veien og diskuterer seg imellom.  

Hvordan vet man hva en skriftlig søknad egentlig innebærer før 

prosjektet blir satt ut i livet?  

Hvem behandler s øknaden?  

Scenekunstkonsulenten, Faglig utvalg for dans/ Faglig utvalg for scenekunst, 

rådet  

Utvalgsmedlemmene har ulik kompetanse og erfaring og sørger dermed for at 

søknadene belyses og vurderes fra flere perspektiver. Utvalget trekker veksler på 

sitt kjennskap til feltet, kunstformen og søkerens kunstneriske praksis. I tillegg 

vurderer de prosj ektet i lys av andre relevante kontekster, for eksempel 

utviklingstrekk og tendenser i samfunnet.  

I Forskriften for støtteordningen for fri scenekunst står det flere kriterier som 

anvendes i vurderingen, bl.a. egenart, framtidig potensial og evne til nysk aping. 

Kriteriene anvendes i forhold til prosjektets egne premisser, kjennskap til 

søkeren, relevante kontekster og i helhetsvurderingen. Det kan for eksempel 

være aktuelt å prioritere enkelte prosjekter ut fra hensyn til spesifikke 

målgrupper, rekrutterin gs-  og/eller geografiske hensyn, uttrykksmangfold, eller 

kunstnerisk vekst, utvikling eller kontinuitet. Prioriteringer er gjort på bakgrunn 

av alle innkomne søknader. Utvalget er også opptatt av likebehandling, og at 

ingen søkerg ruppe gis fortrinn over an dre.  
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Det er ingen garanti for at det kunstneriske prosjektet kommer til å bli like 

interessant eller bra som man får inntrykk av i søknaden. I søknadssammenheng 

forholder man seg  til prosjektets utgangspunkt. NKR prøver å finne søknadene 

hvor prosjektene er motivert, har kunstnerisk slagkraft og vekker interesse, der 

søker har reflektert over hva hun eller han har tenkt å utforske. Noen 

prosjektsøknader er mer drøftende og spørrende, andre er mer konkrete. Det vil 

uansett alltid vært et stort sprang fra pa pir til scenen. Å gi tilskudd er å gi tillit, 

både kunstnerisk og økonomisk.  

Hva slags kriterier og paradigmer ligger til grunn for Kulturrådets 

behandling av søknader og vedtak?  

Målgruppen er profesjonelle aktører i s cenekunstfeltet.  

Hva skal rådet  dekke:  Et mangfold av kunstneriske og skapende prosesser, 

uttrykksformer og interesser. Et mangfold av kunstnere med forskjellige 

bakgrunner, erfaringer og behov, som er på forskjellige stadier i sitt kunstneriske 

virke.  

Tilskudd kan ha flere funksjoner: Rekrutt ering, stimulering, videreutvikling, 

kontinuitet innen  flere sjangere/uttrykksformer.  

Det er flere forskrifter og dokumenter som ligger til grunn for Norsk kulturråds 

arbeid  

Om Kulturrådet (fra Norsk kulturråds webside)  

Overordnet strategi 2006 -2010  

 Norsk  kulturråd skal arbeide for å styrke mangfoldet av samtidens kunst -  og 

kulturuttrykk og gjøre kulturtradisjon og kulturvern tilgjengelig for flest mulig. 

Dette innebærer å gjøre bredden av profesjonell kunst og kultur mer synlig i en 

offentlighet preget av  kulturindustriens prioriteringer. Vilkårene må bedres for 

kunstnerisk produksjon og formidling i forhold til et stadig mer sammensatt 

publikum på nye visningsarenaer og møteplasser. Kvalitet, profesjonalitet og 

mangfold skal være sentrale verdier i rådets  arbeid.    

 

Følgende mål vil være overordnet i perioden:  

  -  Utvikle kunstens rolle og rom i offentligheten  

  -  Styrke produksjon, formidling og dokumentasjon av vår tids profesjonelle kunst -  

og kulturuttrykk  

  -  Heve kvaliteten på kunst og kultur for o g blant barn og unge  

Prioritering av tiltakene skjer ut fra kunst -  og kulturfaglig skjønn og de økonomiske 

rammene for Kulturfondet.  
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I arbeidet med å forvalte Kulturfondet legger rådet vekt på:   

 -  å støtte nyskapende kunst  

 -  å stimulere nye kunstnerisk e uttrykksformer   

 -  å stimulere nye formidlingsmåter  

 

Fra Forskrift om støtteordningen for fri scenekunst  

§6. Søknadsbehandling  

 Innstillingene bygger på en vurdering av det enkelte prosjektets kunstneriske 

potensial og en samlet helhetsvurdering av de innkomne søknadene. 

Kvalitetsmessige kriterier legges til grunn for vedtaket. Det legges vekt på 

følgende:  

a)  kunstnerisk nivå, slik det framkommer gjennom viste forestillinger  

b)  kunstnerisk vekst og utvikling de senere år  

c)  kunstnerisk målsetting og framtidig po tensial  

d)  egenart, originalitet og evne til nyskaping  

 Utvalgene kan ta hensyn til søkers aktivitetsnivå og prosjektets geografiske 

plassering.  

 

Fri scenekunst 2009  

Avsetning for dans 20  313  000.  

109 søknader. Samlet søknadssum 70 363  706. Antall tildeling er 47.  

Avsetning for teater/annen scenekunst 26  111  000.  

278 søknader. Samlet søknadssum 142 741  052. Ant all tildelinger 64 tildelinger.  

Avsetning for ny teknologi 950  000.  

14 søknader. Samlet søknadssum 3 074  713. Antall tildelinger 7.  

Fri scenekunst ï dans  

Fylke  Antall 

søknader  

Samlet 

søknadssum  

Antall 

bevilgninger  

Samlet 

bevilgning  

Oslo  60  48 618 474  27  13 983 000  

Hordaland  7 8 056 250  4 2 250 000  

Fri scenekunst ï teater/annen scenekunst  

Fylke  Antall 

søknader  

Samlet 

søknadssum  

Antall 

bevilgninger  

Samlet 

bevilgning  

Oslo  137  70 086 932  26  10 314 000  

Hordaland  24  18 105 500  7 4 930 000  

Scenekunst og ny teknologi  
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Fylke  Antall 
søknader  

Samlet 
søknadssum  

Antall 
bevilgninger  

Samlet 
bevilgning  

Oslo  8 2 086 944  3 189 000  

Hordaland  1 120 000    

 

Trøndelag i tall ï 2009. Gjelder kun bevilgninger i budsjettåret 2009, ikke tilsagn  

Fri scenekunst -  dans  

Fylke  Antall 

søknader  

Samlet 

søknadssum  

Antall 

bevilgninger  

Samlet 

bevilgning  

Nord -

Trøndelag  

1 40 000  0 0 

Sør-

Trøndelag  

3 1 077 595  2 400 000  

Fri scenekunst ï teater/annen scenekunst  

Fylke  Antall 
søknader  

Samlet 
søknadssum  

Antall 
bevilgninger  

Samlet bevilgning  

Nord -
Trøndelag  

1    

Sør-
Trøndelag  

12  2 470 500  3 (4 inkl. 
tilsagn)  

472  000 (992  000 
inkl. tilsagn)  

Scenekunst og ny teknologi  

Fylke  Antall  

søknader  

Samlet 

søknadssum  

Antall 

bevilgninger  

Samlet 

bevilgning  

Nord -

Trøndelag  

    

Sør-

Trøndelag  

1 300 000  1 300 000  

 

Tallene i sammenheng: Fylkesvise tall gir ikke hele bildet. En søker som bruker 

en bostedsadresse i et fylke kan for eksempel søke tilskudd til et prosjekt som 

skal produse res og vises i et annet fylke.  

 

Hvor kan man finne informasjon og søke råd?  

-  Erfarne aktører i feltet (viktigheten av organisasjoner som Proscen)  

-  Forbund og interesseorganisasjoner  

-  Forskrifter, strategiplaner og informasjon på Norsk kulturråds websider  

-  Scenekunstkonsulent/Kulturrådets administrasjon  
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Julia Krankenhagen  

Prosjektmedarbeider  i Kulturbyrået  Mesén 

(KM) , styremedlem i TAG, har vært i ledelsen 

av TAnz im August, Berlin og ansvarlig for Artist 

in residence i Podewill, Berlin.  

Kulturbyrået Mesén  ( KM) : mellom b ørs 

og k atedral  

Kulturbyrået Mesén ble etablert i 1999 og er et 

aksjeselskap og ikke subsidiert. Prosjektene 

dekker derfor alle kostnader. Selskapet har  sju 

ansatte i Oslo og Trondheim. Mesén kan t ilby 

diverse tjenster:  

- Prosjektledelse  

- Kuratering  

- Rådgivning  

- Webutvikling og -design  

- Undervisning/foredrag  

- Utredning  

Ellers initierer de prosjekter og selv. Felles for alle områder er at de for Mesén 

må være regningssvarende.  

KM som produsent i Trondheim  

Næringslivet er deres største oppdragsgiver, men også kunstnere og 

kunstprosjekt er oppdragsgivere. Oppdrag som produsent i Trondheim, noen 

eksempler:  

- Landing 2008. Ansvar for markedsføring og rådgivning.  

- Haircuts by Children på oppdrag fra TAG og Norsk k ulturråd.  

- Lisa Lie og Sons of Liberty 2007 -09  

- Kultimathule 2009.  

- Rom for kunst for NSB på Trondheim sentralstasjon fra 2005  

- Alvorlige men i dress  

KM som produsentledd  

KM initierer, produserer og formidler temporære kunstprosjekt i offentlige rom, 

ofte utenfor tradisjonelt institusjonelle rammer. Det kan være stedsspesifikke og 

relasjonelle verk. KM har mangeårig erfaring med bruk og utvikling av nye 

arenaer for kunstproduksjon. KM trives best med å være med  på 

utviklingsarbeidet,  strategisarbeidet og me d å jobbe med en helhet. De jobber 

gjerne som kreativ produsent. En del av virksomheten finansierer gjerne en anne 

del (de kunstnerisk interessante).  
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Trondheim som sted for fri scenekunst  

Trondheim som sted for fri scenekunst behøver:  

- Et produserende eleme nt; scenekunstnere og produsenter  

- Et programmerende/kuraterende element  

- Et mottakende element; publikum  

- Et kritisk element; kritikere  

- Analyserende/historiserende element; teatervitenskap  

- Et kulturpolitisk element; kulturpolitisk forvaltning med en regional  

kulturpolitisk strategi.  

- Internasjonal orientering.  

Utvekslingen mellom lokalt og internasjonalt felt har kommet i gang, men 

hvordan formidle og få til tettere utveksling. Gob Squad som eks. Kjernen er 

formilding, men man må jobbe sammen for å få det til.  Hvorfor ha flere 

produksjoner om man ikke har publikum? Teaterpedagogikk er inne i systemene 

i Tyskland. Formildingssystemet må styrkes i Norge. Samtaler og diskurs må ikke 

være bare for fagfolk, men også for publikum. Her finnes de t muligheter som kan 

by gges ut.  

Spørsmål fra publikum  

Melanie Fieldseth: Spennende det som som ble sagt om formidling. Er det en del 

av KMs arbeidsområder?  

Julia: Ja, men ikke innefor scnekunst. Vi jobber med formidling av kunst for barn 

og unge. Vi satser på et prosjekt (egenin itiert), men det er et 

kapasitetsspørsmål.  

Ann Cathrin Hertling: Interessant at du har erfaring fra Tyskland og se dem i 

forhold til Trondheim. Ser du noe som er i utvikling i Trondheim, og ser du 

elementer som tydleig mangler?  

Julia: Jeg er overrasket over hvor lite kontakt det er mellom de ulike miljøene ï 

alle sitter hver for seg, men det skjer mye rundt omkring. Jeg ser også en økt 

satsing på kultur, jfr. Svartlamon kultur og næringsstiftelse.  Det burde være 

større satsing på å slå seg sammen. Husker  fra tidligere at det var  mange 

allmøter, men likevel veldig splittet opp i ulike miljøer. En annen observasjon er 

at det virker som om mange ting kommer ovenfra, at det er noen som forsøker å 

legge til rette for at andre skal produsere. Er det den veien v i skal gå? Må det 

ikke gå andre veien, fra kunstnere som vil noe, og brenner for ting? Det virker 

som de som gjerne vil produsere, får det til, og de får til å leve av det. Hvor 

kommer ambisjonene fra?  

Per Ananiassen : Vi må spørre om de vanskelige tingene.  Har vi gode nok 

prosjekter? Vil vi noe?  
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Julia: Hvor er alle studentene? I denne byen med Kunstakademiet, drama -

/teaterutdanning, medievitenskap, etc.  burde det i teorien være utsolgt på hver 

eneste forestilling. Hvis du vil jobbe på feltet, hvorfor ikke få med deg det som 

skjer?  

Ørjan Hattrem (Skuespillerutdanningen HiNT):  Om utenfraperspektivet: Kom hit 

fra Tromsø. Inntrykk av at det ble gjort mye grunnleggende arbeid her, men 

byen er preget av å ikke bruke disse linjene videre. Man har for eksempel hat t 

muligheten til å holde et vidstrakt internasjonalt nettverk ved like ï som var der 

en gang. Et problem er at det handler om å gi mat til mette folk. Tror det er en 

manglende dialog . Trøndelag er det stedet det er tyngst å få ting til å gro. Vi må 

begynne  å søke sammen.  

Berit V ordal (Sør Trøndelag Teaterverksted):  Tror det produseres mye, men vi 

kommuniserer for dårlig . Vi har også en presse som er for lite interessert i 

kultur. Mener Adresseavisen har et ansvar for å formidle det som faktisk skjer i 

byen , og her må de ta et standpunkt. Vi trenger mer samarbeid. Det er ikke nok 

ressurser til at alle skal sitte for seg selv.  

Julia: Vi kan ikke skylde på en enkelt brikke i puslespillet. Det begynner med 

formidling, begynner med formidling til barn. Vi må te nke på det som en helhet.  

Linda Børnes (Proscen):  N¬r det gjelder òkampenò om presseomtale tror jeg det 

også handler om at det er en felles politikk/idé i kulturredaksjonene i landet om 

at pressen ikke skal drive salgsfremmende tiltak; de skal ikke drive 

lanseringsjournalistikk.  

Per Ananiassen:  Jeg har ikke inntrykk av at det er en streng retningslinje på 

dette. Ser stadig lanseringsjournalistikk av ulike slag i Adresseavisa. Hvor frie er 

avisene når de har samarbeid med for eksempel festivaler?  

Tale Næss:  Vi trenger ikke et seminar der vi bare klager over tingenes tilstand. 

Vi bør heller tenke strategi. Det er en positiv utvikling i miljøet, med økning og 

tilflytting. Men hvor begynner vi? Vi bør ta tak i produsentleddet og tenke 

nettverksbygging blant de som har interesse for å jobbe faglig med scenekunst.  

Ann C athrin Hertling (Marienborg atelierfellesskap):  Bra vi kan være 

løsningsorienterte. Jeg er en av initiativtakerne bak Marienborg 

Kunstnerfellesskap. Synes det er viktig å vise til at det faktisk ha r skjedd noe. Vi 

må åpne opp for samarbeid, også på tvers av kulturfeltene. Med Marienborg fikk 

vi til at det oppstod et møtested for ulike kunstmiljøer. Tverrfaglige samarbeid 

gjør at det skjer ting. Hvis vi er misfornøyde med kulturredaksjonene rundt om,  

hvorfor ikke lage en kulturredaksjon som er enda bedre? Og gi ut noe selv? Med 

etablering av masterstudiet i kunstkritikk osv, hvor er stemmene deres? Erfaring 

fra Marienborg, som lå langt utenfor sentrum, etc: Så lenge man skaper noe som 

er bra, som er i nteressant, så kommer folk.  
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Torstein Andersen: Jeg kan komme med et skrekkeksempel på hva som skjer 

når man ikke holder sammen. I 2002 allierte jeg meg med en dramatiker, og vi 

oversatte Buko wski til trøndersk. Fikk Egil (Sør -Trøndelag teaterverksted) som  

regissør. Kom ikke gjennom til Adresseavisa. Første etter å ha gjort 90 

forestillinger og fått mange anmeldelser andre steder,  fikk vi omtale i 

Adresseavisa.  

Frode Eggen: Først vil jeg si at det allerede samarbeides masse her. Slik 

samarbeid som etterlyse s pågår hele tiden. Noe som er vanskelig for scenekunst 

i Trondheim er at det er mangel på spillesteder, og det er et behov som 

fremdeles er der. Vi forsøkte å gjøre noe med det med Parkteateret, prosjektet 

strandet pga. byggtekniske og byantikvariske hind ringer, som gjorde det umulig 

å etablere scenen slik den var planlagt.  

Torunn Wikdahl:  Trondheim burde hatt et nettsted som kan fungere som en 

samling av scenekunstnere, der man kan finne kunstnere, regissører, etc. Man 

kunne legge ut en profil eller ligne nde. Litt slik det ser ut som at Proscen 

fungerer for Bergen.  Jeg har også et s pørsmål til Melanie Fieldseth: 

Søknadsskjemaet/retningslinjene for å søke prosjektstøtte er litt vage. Kunne 

man ikke fått klarere, mer strømlinjeformet utforming av skjemaet?  

Melanie: Vi har en elektronisk søkeportal under arbeid. Samtidig skal man være 

varsom med skjematiske oppsett. Man må ikke bli tvunget til å plotte inn noe 

som egentlig ikke passer, det er prosjektet som må lede an. Jeg anbefaler at 

man søker råd hos andre  på feltet når man skal skrive søknad. Søknaden 

vurderes ut fra prosjektet, ikke oppsettet, og det er veldig stor forskjell i 

utformingen av søknader, avhengig av de ulike prosjektene.  

Ørjan Hattrem , også  t il Melanie Fieldseth : Ordet ònyskapendeò g¬r igjen. Men jeg 

opplever at det såkalt nyskapende slett ikke er nyskapende. Det er en vanskelig 

diskusjon, hvem er du nyskapende i forhold til? For hvem? Hvilke miljøer? Der 

tror jeg Kultu rrådet har en vanskelig oppgave .  

Melanie Fieldseth:  Kulturrådet har en n asjonal oppgave, og da må man ta med i 

betraktningen at det er ulike forhold i ulike deler av landet. Det handler om 

kommunikasjon med sitt publikum.  
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Scenekunst i Trondheim, 7.april 2010.  

Kritikersalong  

 

Frida Gullestad  

Journalist og kritiker, frilans for Aftenposten og Adresseavisa  

Hvordan komme på trykk  

Avisenes prioritering av friteaterfeltet:  

Aftenposten:  
Er en nasjonal aktør som opererer regionalt og som dermed er lett å forutsi: Fra 

Trondheim vil de anmelde de største stykkene på Trøndelag tea ter.  
Friteaterfeltet vil kun unntaksvis nå inn i Aftenposten:  
-  Aktørene har tidligere vist at de er på nasjonalt nivå  

-  Stykket har nyhetsverdi, som kommer til å led e til debatt, som er en 
urpremi ere, om det skal turnere nasjonalt etc . 

 
Adresseavisen:  
Adresseavisens prioritering av friteaterfeltet er avhengig av flere faktorer som 

forandrer seg over tid:  
Kulturbilagets sideantall: Etter finanskrisen er kulturbilaget sterkt redusert i 

størrelse. Det betyr at færre sider skal fylles hver dag og at konkurra nsen blir 
større om å nå inn.  
Finanskrisen har dessuten gjort et sterkt innhogg i frilansbudsjettet: Anmeldelser 

av friteaterfeltet skrives av faste frilansere som er avhengig av å få oppdrag og 
lønn fra en redusert pott.  

Den sittende kulturredaktørens int eresse og kjennskap til feltet ï som dere får 
bedømme selv.  
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Besøkstall: Avisen har tatt på seg et visst samfunnsansvar for å dekke kulturell 

aktivitet i byen, men er besøkstallet for lavt, er det fare for at sjangeren 
betraktes som valg fritt krydder og ikk e noe som MÅ dekkes.  

Feltets evne til å melde inn sine egne produksjoner ï jeg skal gi noen konkrete 
tips om utguiden helt til slutt.  
 

Det finnes minst fire måter å komme på trykk i adressa:  
1.  Utguideoppføring   

2.  Utguidesak/toppnotis   
3.  Forhåndssak på kultursidene og  
4.  Anmeldelse  

 
Den første kan alle få ï den andre nesten alle , om du har et godt bilde og et kort 

tabloid poeng. Forhåndssaken er avhengig av:  
 

- Kvalitet ï bra aktører som tidligere har levert eller et stykke man vet er 

bra/spennende. Internasjonal kvalitet invitert til byen.  
- Tabloid poeng: sex, nakenhet, fyll, mord, blod  

- Personfokus (Kate Pendry forteller om da hun ble misbrukt som barn)  
- Aktualit et : Teaterstykker som genererer sin egen debatt kommer lettere 

på trykk  
- Et interessant konsept ï kombinert med kvalitet  
- Nyhetsverdi lokalt:  m ed hensyn t il  aktører  (for eksempel nye samarbeid, 

for eksempel mellom Cirka teater og luftforsvarets musikkorps i òVerkstßyò 
eller mellom teaterfolk og Midgard Media Lab i òVerionò) eller folk (Lisa Lie 

har gjort suksess nasjonalt, gjør et nytt stykke i Trondheim ï eller nye 
typer oppdrag ï for eksempel når Nora Evensen drar til midtvesten med 
en utvandrermusikal).  

 
Anmeldelsen er avhengig av noen av de samme kriteriene:  

Trøndelag teater anmeldes ï fordi de er størst og har mest publikum og 
statsstøtte. Nesten alt fra Nord -Trøndelag T eater og Riksteateret. Deretter 
oppsetninger på  Teaterhuset  Avant Garden som er prio ritert fra teaterets side: 

alle internasjonale satsninger, alle gjestespill i samarbeid med Trøndelag teater, 
oppsetninger fra aktører man vet leverer kvalitet eller konsepter som er nye og 

interessante. Utenfor institusjonene prioriteres lokale aktører ma n vet leverer 
kvalitet og som dessuten er flinke til å selge seg selv inn med interessante 
konsepter.  

Amatørfeltet: SIT prioriteres ofte. Dessuten prioriteres noen håndplukkede 
revyer og skoleforestillinger basert på tidligere erfaring.   

Generelt: Dans pr ioriteres lavt mht anmeldelser ï og det er man klar over 
internt.  
 

Deadline og klokkeslett: Mht anmeldelse er det viktig å tenke på når den skal på 
trykk og hvor lang tid anmelderen får på å skrive. Deadline er klokken 10. 

Begynner forestillingen klokken s eks blir det anmeldelse neste dag. Sju, mest 
sannsynlig. Åtte, mest sannsynlig ikke. En anmeldelse neste dag kan være en 
fordel for stykket ï som på den måten får mer omtale.  

I informasjonen til anmelderen: alltid skriv hvor lang forestillingen er i timer og 
minutter ï deadline skal alltid settes.  
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Omtale i nettavisen ï ikke bare papir som er saliggjørende:  

-  Koker ofte ned til ekstremt tabloide nyhetspoeng. Både sex og nakenhet er 
klikkvinnere, men også kuriosa som hønsedrap på scenen ï eller personfokus.  

Nettjournalistene sitter for det meste på Heimdal ï derfor er det viktig å sende 
inn gode bilder selv ï tett på, masse farger og et velformulert og KORT tips. Ta 
gjerne direkte kontakt med de journalistene du har sett skrive slike saker før.  

 
Tips for å komme på trykk -  Utguiden:  

 
- Send en e -post om forestillingen din til Bård Sande, som siler info og 

redig erer utguiden. Han sender også tips videre til resten av redaksjonen 

og er dermed en viktig mann. Send samme info til de kulturjournalistene 
som skriver om teater (følg med selv) og til anmelderne. Samme journalist 

kan ikke skrive forhåndssak og anmelde.  baard.sande@adresseavisen.no , 
frida.gullestad@gmail.com  

- Når: Send inn tidlig, gjerne to - tre uker før, senest en uke før. Send gjerne 

en mail et par dager før hvor dere minner om forestillingen.   
- Emnefelt: Merk med forestillingsdato og navn på forestillingen i 

emnefeltet. Ikke skriv f.eks "Til utguiden" eller "Arrangement". Ikke lett å 
søke i slike e -poster.  

- Lengde: Skriv en KORT tekst (3 -4 linjer) med klokkeslett, billettpris og 
sted/adresse til slutt.  

- Vær tabloid og nyhetsrettet: Hva er spektakulært, spesielt, rart? Hva er 

essensen av prosjektet? Hva er nytt?  
- Foto: send gode bilder, gjerne tett på. Er bra til notiser eller saker.  

- Vedlegg: send gjerne med mer info, men det viktigste må alltid komme 
øverst i mailen. Journalisters terskel for å åpne word/pdf -vedlegg og lese 
lange presseskriv er svært høy.  

- Prioritering: Det er ulik prioritering fra dag til dag. Noen ganger er det 
plass, andre ganger er det svært trangt om plassen.  

- B¬rd: òJeg legger merke til innsendere, og prøver å trekke fram 
aktører/arrangører som er aktive over tid. Det er viktig ikke å gi opp selv 
om man ikke får mye spalteplass første gang. Men: Vær KORT 

og TYDELIG.ò 
  

Eksempel på en bra innmelding:  
  
3. mars 2010:  

NO - projects  
Av Hooman Sh arifi/Impure Company. Én utøver. Én publikummer. Én tekst. Den 

kompromissløse koreografen Hooman Sharifi og hans Impure Company med 
vårens mest intime forestilling(er). Kl. 18 -22. Bill. kr. 100/150.  
  

Sted: Teaterhuset Avant Garden, Olav Tryggvasons gate 5  
 

 

 

 

mailto:baard.sande@adresseavisen.no
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IdaLou Larsen  

Kritiker i Klassekampen , www.idalou.no  

Kunstnere og tilskuere som kritikken òglemmerò 

Kunstnerne som kritikerne glemmer: De frie gruppene  

Larsen har vært på en rekke seminar er  om kritikere og det frie feltet.  Hun mener 

at m an ikke har noen  plikt  til å anmelde noe som helst . De ikke - institusjonelle 

gruppene blir sjelden anmeldt, noe som kun er til irritasjon for avisene når det 

skjer noe ekstraordinært, en skandale, som for eksempel Vinge/Müllers 

Vildanden eller Julian Blaue på Black Box  nettopp.  

Det er stor forskjell på  dagspresse n og ulike  ukeaviser/tidsskrifter  som 

Klassekampen  eller Norsk Shakespeare -  og teatertidsskrift . Tidsskriftene har ikke 

like stort press på seg  i forhold til deadline, men det har dagsavisene. Avisene  

har også et press på seg med tanke på  disposisjon  og prioritering . Det handler 

om a visenes trange økonomi, og kritikernes arbeidsvilkår: den vanvittige 

kampen med tiden ï og plassen.  

Norsk teater er institusjonenes teater, av kulturhistoriske årsaker. Fri /ikke -

ins titusjonell scenekunst er  en a nnen form enn den tradisjonelle. I  starten var 

det et opprßr mot institusjonene, òtekstteaterò var et fyord. Dette har forandret 

seg . Hold ningen til de frie gruppene har bedret seg med årene. De frie gruppene 

var av og til lit t for interne før. I  dag er det spennende og positivt utfordrende. 

På 80 - tallet  ofte måtte  jeg ofte  erkjenne at jeg ikke skjønte noen  ting, og hadde 

inntrykk av at de medvirkende bare snakket til og med hverandre.  De har blitt 

flinkere enn før og åpnet seg  mer. IdaLou er skuffet over dagens avisers 

interesse for det frie feltet , det v il si alt som foregår utenfor institusjonene.  Det 

samme gjelder n orske elektroniske mediers manglende inte resse for seriøs 

journalistikk.  

De frie gruppene kom for alvor på 1970  tallet i protest, var vanskelig for kritikere 

å forholde seg til, og det er det delvis fremdeles. Avisene har lettere for å 

forholde seg til de store av de frie gruppene som blir tatt inn i varmen på 

institusjonsteatrene , for  eks empel  Jo Strømgren.  

Hvilke  krav stiller redaktørene til anmeldere? Skal de være t eatervitere eller 

journalister?  Avisene foretrekker kritikere med journalistisk bakgrunn. Vil helst 

ikke ha teatervitere for di  de skri ver for  komplisert.  

Så hva skal en kritikk være? Hvem skal lese  den ? Selv skriver Larsen først og 

fremst for publikum.  Først etter  å ha sett en forestilling er det spennende å lese 

hva andre synes om den.   

Tilskuerne som kritikerne glemmer: Barna  
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4. mars hadde Riksteatret premiere på vårens barneforestilling, 

dukketeatero ppsetningen Ali Baba og de førti røverne, som fram til 30. mai skal 

spilles for barn over hele landet. Til tross for at dramatiseringen er ved selveste 

Agnar Mykle ï aktuell også gjennom Riksteatrets satsing på Sangen om den røde 

rubin ï var det bare to ri ksdekkende aviser som fant det bryet verdt å anmelde 

forestillingen, Dagbladet og Vårt Land. Av de øvrige ble den forbigått i taushet. 

Til og med Aftenposten, som tidligere alltid omtalte iallfall Oslo - institusjonenes 

barnetilbud, glimret med sitt fravær.  

Avisene gir gjerne spalteplass til innlegg som etterlyser et større engasjement i 

kultur forbarn og unge, men viser selv minimal interesse for feltet.  

Ingen medier har for eksempel giddet å evaluere, enn si vurdere innholdet i Den 

kulturelle skolesekken, enda det er det mest revolusjonerende som er skjedd her 

hjemme når det gjelder kunst og kulturtilbud til ikke -voksne.  

I 1975 nedsatte Norsk kulturråd et barneteaterutvalg, som la fram sin innstilling 

året etter. Takket være Skolesekken er ett av Barneteate rutvalgets krav omtrent 

innfridd, nemlig at òalle barn skal få oppleve teat er, derfor skal det vÞre gratisò. 

I dag kan nesten alle landets 590  000 grunnskole elever se en forestilling i året.  

Barneteater blir  likevel  ikke sett på som like interessant som vo ksenteater  av 

norsk presse . 

Men de større institusjonsteatrene oppfyller fremdeles ikke utvalgets ønske om 

at barneteatrets form «skal være intimteatrets, kontakten mellom skuespillere 

og publikum så nær som mulig», og ingen har tatt innover seg  anbefalingen om 

at «barneteatrets målsetting (skal) diskuteres kontinuerlig, uten frykt for å ta 

opp politiske og samfunnsmessige perspektiver».  

Knappe ti år etter at Barneteaterutvalget hadde avgitt sin innstilling, fikk 

Teaterutvalget av 1986 blant annet  beskjed om å «vurdere teater -  og 

operatilbodet for barn og ungdom, og gjere framlegg om tiltak som kan styrkje 

tilbodet og stimulere bruken av tilbodet». Resultatet ble en vel 50 -siders lang, 

meget grundig ï og fremdeles aktuell -  «utredning om b arne -  og ungdomsteater 

i Norge»  

Allerede for 25 år siden var mediene påfallende lite opptatt av å gi en seriøs 

vurdering av tilbudet: ç(é)Norsk barne-og ungdomsteaters svake stilling 

forplanter seg videre i form av en beskjeden plass i media. (é) Barne-og 

ungdomste ater, og da særlig barneteater, anmeldes ikke alltid med samme 

ambisjon og grundighet som teater for voksne», skriver utvalget, som også 

påpeker at «de frie gruppene har funnet en nisje i det «vakuum» de 

statsstøttede teatrene var i ferd med å skape for ba rne -  og ungdomsteater. (é) 

Teater som tar opp barns hverdag og mer generelle samfunnsproblem, har vi 

registrert i liten grad i (in stitusjonsteatrenes) repertoar.  Det som preger tema i 

de frie gruppenes barneteaterrepertoar, er at de tar opp barns hverdag o g 
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problemer, samt mer generelle samfunnsproblem vinklet ut fra barns 

synsvinkel.»  

I det hele tatt har innføringen av Den kulturelle skolesekken vakt unison 

begeistring, og lite eller ingen debatt. Rart i grunnen, for er det nå så sikkert at 

kunstopplevelse r egner seg  til å bli obligatorisk pensum? Det skal bli spennende 

å se om dagens grunnskoleelever, som vil ha sett minst en scenekunstforestilling 

hvert år, også kommer til å være ivrige teater/scenekunstbrukere når de en 

gang blir voksne.  

Jeg skal villig  innrømme at jeg var skeptisk til ordningen da den ble innført. Jeg 

fryktet at forestillinger i skoletiden der alle pent må delta, lett vil kunne få preg 

av kjedelig pensum, ikke minst fordi lokalene, ofte skolenes gymsaler, slett ikke 

er særlig godt egnet  som teaterlokaler. Jeg har selv opplevd at kunstnerisk 

fullverdige forestillinger under slike forhold er blitt desiderte nedturer, og den 

fysiske rastløsheten hos mange av de ikke -voksne publikummerne har styrket 

meg i min overbevisning om at barn er like  forskjellige som voksne. Derfor er det 

i bunn og grunn urealistisk å tro at en og samme forestilling skal kunne more, 

engasjere, fengsle, underholde, gripe ï stryk det som ikke passer ï rundt 40 

ulike unger. Det er absolutt fare for at de som ikke morer s eg, bestemmer seg 

for å sky teater som pesten når de selv kan velge fritidstilbud.   

De frie gruppene har betydd mye for utviklingen av teater for barn. Der har de 

funnet en nisje i institusjonsteatrene sitt fravær. I dag får nesten alle barn c irk a 

én fores tilling i året gjennom den kulturelle skolesekken. 40% er 

danseforestillinger. Dans nesten mest populær t  blant barna.  

Litt foruroligende er det også når staten i Kulturell skulesekk for framtida slår 

fast at «d et er stor trong for  nye scenekunstproduksjonar som held eit høgt 

kvalitetsnivå og som er nyskapande, ikkje minst ved at dei utfordrar elevane sine 

førestillingar om kunst  (min utheving)»  

 

Jon Refsdal Moe  

teatersjef på Black Box Teater , 

tidligere anmelder i 

Morgenbladet  

Krit ikk og distanse  

Kjenner feltet fra begge sider. 

Har vært kritikker i ti år. Like 

opptatt av kritikk som av kunst. 

Hvis ikke mer.  Opptatt av 

kunsten som en begynnelse, en 

generator for tenking.  
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BBT har fått mange anmeldelser denne sesongen.  Men m edia har ingen plikt til å 

anmelde forestillinger. Jeg har valgt å kalle dette innlegget: Kritikk og distanse.  

Og da er jo det meste sagt.  På den ene siden kan man jo kalle  kritikken ganske 

distant for oss som arbeider i og omkring det frie scenekunstfelte t. Den er på 

grensen til fraværende.  

Men sånn skal det kanskje være: jeg ser ingen grunn til å påberope meg en 

moralsk rett til offentlig oppmerksomhet.  I den grad man selv insisterer på at det 

man gjør er viktig, bidrar man utelukkende til å bekrefte sin uviktighet.  

 

Skal forsøke å besvare følgende spørsmål, litt hulter til bulter:  

1)  Hva kjennetegner dagens scenekunstkritikk og bør det være en dialog mellom 

scenekunstmiljøet og kritikere?  

2) Hvilket ansvar har utøverne selv for presse og kritikerrelasjoner?  

3) Er kritikken noe vi som teatre kun ser i markedsføringssammenheng?  

4) Er det  en sammenheng mellom scenisk uttrykk og tekstlig kritikk?  

5) Trenger vi kritikerne?   

 

1) Hva kjennetegner  dagens scenekunstkritikk?  

Den norske scenekunstkritikken er ikke ambisiøs nok, og ligger litt lavt.  Jeg har 

ikke tenkt å diagnostisere det norske kritiske landskapet. Jeg anser det ikke som 

min oppgave som teatersjef. Men når jeg likevel sitter her, og ha r mye mer 

erfaring som kritiker enn teatersjef ï kan jeg vel si noe allikevel: Den norske 

scenekunstkritikken ï og takk for at vi har den ï er ikke ambisiøs nok. Den 

nøyer seg i alt for stor grad med å beskrive kunsten. Det er en utbredt 

misforståelse i no rsk kulturliv at kritikken skal dreie seg om kunst. At den skal 

fange inn, handle om, beskrive og bedømme kunsten. Det er da en d rit kjedelig 

jobb å velge seg. Hvis du er mer interessert i kunst enn i kritikk, så velg 

kunsten. Lag kunst.  Med en ambisiøs kr itikk mener jeg kritikk som tar seg selv 

som utgangspunkt, som benytter de unike mulighetene kritikkmediet gir ï til 

tenkning, skriving og refleksjon. Kritikk altså som l itteratur/ en epistemeform: en 

måte å orientere seg i verden på.  

Da begynner du forhåpe ntligvis å skrive interessante tekster, tekster som er 

interessante i seg selv ï og som igjen kan generere interesse for den kunsten du 

skriver om.  Dette er ikke et teoretisk utgangspunkt: men det er noe jeg h ar lært 

i praksis, som kritiker av fri scenekun st. Hvordan legitimere at du skriver om en 

forestilling som få mennesker h ar sett, og enda færre vil se. Skriv en tekst som 

er verdt å lese også for de som ikke vil se kunsten  
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Det at kritikken skal fange inn, handle om, beskrive og bedømme kunsten, blir 

ve ldig  kjedelig for kritikeren.  Man bør s krive tekster som er interessante ut fra 

hvem man er i dialog med. Må bare gi opp å beskrive kunsten.  

3) Er kritikken noe vi som teatre kun ser i markedsføringssammenheng?  

Selvsagt er kritikken gull verdt for oss mark edsføringsmessig ï som en 

synligg jøring av hva vi holder på med.  Og vi ser at i de tilfeller vi får kritikk den 

første uken av en spilleperiode har vi alltid fulle hus, og rift om billettene. Det er 

fint. Men om teatrene utelukkende skulle beskjeftige seg med kritikk som et 

markedsføringsanliggende, ville vi ikke gjøre jobben vår. Dette leder oss over på 

spørsmål 2:   

2) I hvilke grad har utøver ansvar?  

Teatrene  har en markedsføringssavdeling som holder kontakten med kritikere 

oppe.  Det skal de fortsette med . Men jeg mener at kunstinstitusjonene likevel 

bør ta ansvar for kritikken på et langt mer omfattende nivå. Og selvsagt tråkker 

vi in n i et minefelt her, hva angår habilitet og objektivitet. Jeg mener ikke at 

kunstinstitusjonene skal produsere sine egne anmeldelser, men bidra til å løfte 

kritikken opp på et nivå der det slutter å handle om dokumentasjon og 

brukerveiledning. At også kunstnere og kunstinstitusjoner bli r mer ambisiøse hva 

angår den tekstproduksjon som skjer i dialog med feltet.  

Også på å kommunisere sine egne kritiske strategier ï kritiske poenger: hva de 

vil, hva de vil oppnå. Hvorfor de holder på.   

4) Sammenheng mellom scenisk uttrykk og tekstlig krit ikk?  

Selvfølgelig:  De er to sider av samme sak, eller kanskje to ender av samme tråd 

ï to forskjellige måter å konsipere det samme på, to uttrykk ï produsert  i hvert 

sitt medium ï for den samme erfaringen. Først var det nesten bare 

litteraturkritikk, og de t  er en stadig utbredt floskel i kulturjournalistikken ï at 

litteraturen egnet seg bedre til å opprette en slik diskurs, fordi begge deler var 

tekstlige medier.  

Det er bare tull. Det er kanskje mer utfordrende -  kanskje det dyrker distansen 

mer. Men det gj ør det også mer interessant. Kunstkritikk.no var et eksempel på 

det. Bidro til å omdefinere det kritiske landskapet i Norge  -  rett og slett ved å 

fokusere mer på kritikken enn på kun sten, mer på kritiske strategier enn på 

kunstneriske sjangerbestemmelser. Nå forandret: mer billedkunst. Journalistikk. 

Det er synd. Vi kunne trengt noe tilsvarende i scenekunsten.  

1b) Bør det være en dialog  mellom scenekunstmiljøet og kritikerne ?  

Nei. Egentlig ikke. Distansen. Jeg fikk høre da jeg var kritiker at jeg burde 

ko mme meg ut på gulvet. Forstå prosessene bak verket. Hvorfor det?  Kritiker en 

må dyrke sin egen autonomi. Det er også en can of worms. Distanse.  
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5) Trenger vi kritikerne?  

Trenger vi kunst? Sannsynligvis ikke. Men livet hadde blitt kjedeligere. Og når 

kunste n er der , er den kritiske refleksjonen allerede satt i gang.  
 

Debatt  

Gunn Mogseth  (skuespiller, produsent og rådgiver i Den kulturelle skolesekken): 

Hva er viktigst i forhold til å få oppslag  i avisa ? 

Frida Gullestad :  Send forslag på e-post  til journalist og anmelder.  

Gunn Mogseth :  Er det vanlig at aviser ber om å få lov til å være den eneste 

avisen som skriver om saken, slik at de blir først?  

Frida Gullestad :  Ikke så vanlig, men viss det er TA som har bedt om det , kan det 

være på grunn av konkurransen med Adressa i Nord -Trøndelag.  

Rolf Engelsen  (Norsk Kulturråd, Prosjektleder for Kunstløftet): Hva er pressen og 

media sin rolle, medias kulturkritiske rolle, og hv orfor? (Litt stßrre enn sceneé 

her har det kanskje blitt sagt noe om anmeldelser  i forhold til scene og litteratur)  

IdaLou Larsen:  Boka er langt eldre. Boka er over alt. Teateret er bare der folk 

bor. Det er hovedgrunnen til at det er mer anmeldelser av litteratur.  

Rolf Engelsen:  Skal ikke media forandre, hente fram og gjøre tilgjenge lig?  

IdaLou Larsen:  Tabloidaviser har vekt på det som snakker til flest mulig. 

Økonomisk tap er også en grunn. Utenlandske aviser er mer seriøse enn norske 

aviser i forhold til det å skrive om forestillinger som ikke trenger å ha så bredt 

publikum.  

Per Ananiassen : Jeg mener det ikke holder helt, da folk i nord ikke trenger å 

være opptatt av det som skjer på teatrene i Oslo.  

IdaLou Larsen : Prioriteringer som blir gjort i avisene: man sender noen til New 

York for å dekke en pressekonferanse, men man dekke r ikke en flybillett slik at 

man kan skrive om forestillinger som skjer i nord.  

Rolf Engelsen : Jon Refsdal Moe , hva slags type tekst mener du  er god ? 

Jon Refsdal Moe:  Katalogteksten fra  Dans ens Hus i Klassekampen. 

Katalog teksten kan gjerne komme  mer  i foku s. Kunstinstitusjonene kan ta mer 

ansvar for tekstproduksjon.  

IdaLou Larsen:  Er ikke enig med Refsdal Moe, da de (teaterhusene) produserer 

mye tekst allerede.  

Frida Gullestad:  Synes kunstnere kan skrive mer om kunsten på nett/websidene 

sine.  
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IdaLou Larsen:  Opplever at folk har vanskelig for å skille mellom forhåndsomtale 

og kritikk. En forhåndsomtale er nødt til å  være positiv.  

Ørjan Hattrem:  M¬ten man isolerer scenekunsten p¬é, lite spalteplass som 

brukes. Hvordan ønsker vi å nå publikum? Tror ikke folk må  fores med det 

samme stoffet i alle aviser. Hvordan kan vi spille mer på lag med media?  

Julia Krankenhagen : Synes de har fått god pressedekning. Alle er brikker i et 

spill. Publikumstall og presse er viktig. Tar ikke pressen det opp , får man lave 

besøkstal l. Alt henger sammen, man kan ikke tenke separat. Man må formidle til 

pressen.   

Melanie Fieldseth:  Publikumstall og kritikk har ikke så mye å si for at Norsk 

Kulturråd skal være interessert i et prosjekt.  

Lise Hovig  (barneteater, skriver doktorgrad): Synes  det er synd at det ikke kan 

skrives mer akademisk om teater i anmeldelser.  

Frida Gullestad:  Kunnskap og refleksjon bringer kunsten videre til videre 

refleksjon gjennom anmeldelsene.  

Berit Vordal:  Hvor skal barn oppleve kunsten? Skal arenaen kvalitetssikre s?  

Janne Britt Rustad : Det skal være kvalitet for at kritikeren skal komme, men 

hvordan vet man at det er kvalitet?  

Frida Gullestad:  Som nevnt tidligere i framlegget; det skal være interessant som 

for eksempel  at det oppleves som noe nytt, konsept osv.  

Ann Cathrin Hertling : Adressa er en produksjon av middelmådighet, man må 

heve nivået.  Hva skjer med kunsten når man klipper tråden mellom kritikken og 

kunsten?  

Jon Refsdal Moe : Kritikken setter i gang en prosess. Uten kritikken òforsvinnerò 

kunsten.  

Tale Næss : Tror man må utvikle mer egne tester.  

 

Ørjan Hattrem ,  

kunstnerisk leder ved 

skuespillerutdanningen på HiNT   

Skuespillerkunst ï eneste 

vei for teaterets framtid   

-  om å våge å snakke om 

kvalitet.  


