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Something’s not 
in orbit in the 
capital of this 
Galaxy
Særegen refleksjon i col-
lageform med en leken 
distanse til dystopien.

AV EL IN  L INDBERG

Iver Findlay/Marit Sandsmark: FRACTURED 
BONES/LET’S GET LOST Ultimafestivalen, 

Black Box Teater 15. september 2011

V irkeligheten er for kompleks for munt-
lig kommunikasjon», sier hovedperso-
nen Ivan Johnson/Lemmy Caution inn-

ledningsvis i Jean-Luc Godards !lm Alphaville 
(1955). Det kan se ut som om denne !lmen 
er hovedinspirasjonskilden til dette verket av 
teater- og videokunstner Iver Findlay, kore-
ograf/danser Marit Sandsmark og musiker/
komponist Pål Asle Pettersen. Forestillinga/
konserten/performancen setter elementer av 
virkelighet og uvirkelighet sammen i en col-
lage som i likhet med Godards !lm ikke kan 
sammenfattes på noen enkel måte. Her er det 
ikke noe budskap eller et enkelt tema, men 
verket er særegent og har noen gode kunstne-
riske kvaliteter.

Den store scenen på Black Box Teater er 
fylt av en haug av slike dataskjermer som var 
vanlige for bare et par år siden, men nå er 

gammeldagse. På disse skjermene og på den 
store skjermen på bakveggen vises en høst-
lig skog i svart/hvitt når vi kommer inn i rom-
met. En mann (Eric Dyer) ligger på en sofa 
med sidestykker av bildører. En kvinne (Marit 
Sandsmark) er også i rommet. Foran scenen 
sitter !re menn med datamaskiner foran seg. 
Verket er en interaksjon mellom disse seks i det 
gitte rommet. Pål Asle Pettersen spiller ukulele, 
!olin og små elektroniske instrumenter, kvin-
nen står bak en lysende «busk» og synger. 
Snart kommer mannen som har ligget på bil-
sofaen fram, han har to hatter på seg og kort 
detektivfrakk. Situasjonen virker som en slags 
adapsjon av !lmen Alphaville.

Tilstedeværelse
Gjennom hele verket blir vi minnet på hva 
klokka er. «It’s 8pm», «It’s 8.45pm». Vi blir min-
net på vår tilstedeværelse her og nå, samtidig 
som dette er et mye brukt grep i den type 
hardkokt krim som både dette verket og !l-
men Alphaville hele tiden refererer til. Et sted 
i forestillinga entrer Victor E. Morales scene-
gulvet i sin sølvaktige jakke og sin bittelille 
metallhatt. Han sier at han gjerne vil snakke 
om tilstedeværelse. Hva betyr det? Spør han. 
Tilstedeværelse er knyttet til teknologi, hevder 
han. Helt fra trykkekunsten til bombing. Finnes 
du hvis du ikke kan googles? Google er som 
Gud, sier Morales – «det» har alle svar. Uten 
teknologien kan du forsvinne helt. Morales vi-
ser hvordan kameraet ikke kan fange ham opp 
når han er ikledd metalljakka si. Hvis du kaster 
mobiltelefonen din, ikke er på nett, ikke bruker 
bankkortet ditt blir du usynlig i verden. Dette 
var stykkets moralpreken, ellers er det først og 
fremst surrealistisk. 

Det lekende surrealistiske går ikke så vel-

dig i dybden, men det er åpnende mot den 
aktuelle virkeligheten du be!nner deg i, den 
er ikke forenklende, men kompliserende. Den 
bretter ut nye muligheter for persepsjon. Som 
i Godards !lm er karakterene og referansene 
lagdelte. Mannen på scenen (Eric Dyer) har 
tekst fra Dashiell Hammets The Maltese Falcon 
(1941) (som handler om detektiven Sam 
Spade som blir trukket inn i et desperat spill 
om en pakke på avveier) og fra Godard. I klas-
sisk, lett komisk, kort detektivfrakk og hatt og 
sigarett framstår han som et populærkulturelt 
ikon. Mannen speiler Humphrey Bogart/Sam 
Spade og Lemmy Caution/Ivan Johnson fra 
Godards !lm.

Virkelighet/uvirkelighet
Bildene av natur – vann og trær skaper motsats 
til bildene fra natur skapt i en dataspillvirkelig-
het. Bilder av mengder av tomme stoler i et da-
taanimert landskap skaper uhygge. Kvinnens 
fysiske dans, hennes kroppslige uttrykk står 
i kontrast til det digitale bildet. Det ligger be-
snærende lite sjølhøytidelighet i uttrykket. Det 
akustiske står mot det digitale. Live opptreden 
mot !lm. Fortid og nåtid. Alt satt sammen i 
collageform. Collageuttrykket er mangfoldig, 
men det er ganske "att. Referansene blir for 
sprikende til at de går i dybden. Vi lar oss un-
derholde og gledes over at slike undersøkel-
sesarbeid !nnes, men vi berøres ikke særlig 
sterkt.

I Black Box’ foajé ble det spilt en gammel 
Bob Dylan-plate før forestillingas start. Blant 
annet ble sangen «A Hard Rain’s a-Gonna Fall» 
(1962) spilt. Det er en !n sang, med en rys-
tende tekst. Og hva den egentlig handler om 
må du nesten bare bestemme selv. Da den 
kom ut ble det spekulert i om den handlet om 
Cuba-krisa som startet et par måneder etter at 
sangen kom ut. Noen mente den handla om 
radioaktivt nedfall. Bob Dylan selv var visst ikke 
så opptatt av hva sangen hans handla om. Det 
kan se ut som om kjernegruppa bak Fractured 
bones/let’s get lost heller ikke er så opptatt av at 
verket skal kunne leses «ntydig. Det er åpent 
og fullt av innfallsvinkler. Kanskje det er slik 
det sies et sted i forestillinga: «Hvis du ikke kan 
skifte vinkel, forsvinner du.»?

Helt i slutten av forestillinga begynner det å 
falle datamaskinskjermer fra taket. Det regner. 
Det regner gamle datamaskinskjermer. Hardt 
regn. Profetien er blitt virkelighet.

Fractured Bones/ Let’s get lost, av Iver Findlay og Marit Sandsmark. 
Black Box Teater/ Ultima festivalen 2011. Foto:

Cogito ergo 
sum
Fragmentariske minner 
formidles i en litt preten-
siøs forestilling

AV EL IN  L INDBERG

Company B. Valiente: JEDEN Tekst og 

regi: Marcelino Martin Valiente. Dramaturg/

konsulent: Ole Johan Skjelbred-Knudsen. 

Dramatikkens hus, 13. nov. 2011

Jeden betyr «en» på polsk og er en del av 
Marcelino Martin Valientes Penscéniques-
prosjekt. Prosjektet tar utgangspunkt i de 

minnene som oppstår på scenen under impro-
visasjonsarbeid. En forestilling bygges opp av 
dette materialet.

For Penscéniques-prosjektet har han utvi-
klet ni regler som alle de involverte må følge:

1. Tanken er viktigere enn handlingen. 
2. Handlingenes kronologi og sammenheng 

er ikke viktig. 
3. Man avslutter ikke, man skisserer. 
4. Ikke overføre energi som gir publikum fø-

lelse av makt eller identi!sering. 
5. Musikken skal ikke brukes til å bygge opp 

under handlingene eller til å utvikle en situasjon. 
6. Innlevelse har ingen betydning her. 
7. Langsomhet eller hastighet er viktigere enn 

rytmen. (Hastighet og langsomhet kan ikke set-
tes sammen for å oppnå en rytme.) 

8. Begynnelsen, slutten og visningens varig-
het er ikke viktig her. 

9. Publikums reaksjoner betraktes som sub-
jektive og individuell. (Deres reaksjoner skal ikke 
påvirke det som skjer på scenen.)

Jeg tenker
Mann (Gard Knudstad Frostad) og katt (ukjent) 

på scenen. Katten er død, er det en utstoppet 
katt? Mannen lever. Tre stoler ellers er scenen 
tom. «Jeg tenker», sier mannen på bergensk. 
Han tenker på den polske maleren Roman 
Opalka. En maler som viet hele sitt kunstner-
skap til å male tall på lerret. Opalka teller og 
gjør opptak av tellinga mens han maler for å 
dokumentere prosjektet. 

Skuespilleren på scenen formidler frag-
mentariske tanker. Det tenkes mye på den 
polske maleren. Flere tanker kommer opp. Få 
av tankene er direkte trivielle. Han møtte en 
arabisk mann med sønn på en lekeplass der 
han selv var sammen med sin egen datter. Han 
kjente igjen den arabisktalende mannens sin-
ne da denne skjente på sønnen. Plutselig følte 
han at han kunne snakke arabisk selv. Denne 
historien glir over i en annen som også hand-
ler om språk som man forstår og ikke forstår. 
En islandsk jente skaper sitt eget språk. Hun vil 
ikke lære seg islandsk. Det er bare broren som 
forstår hennes selvlagde språk, bare ham hun 
kan kommunisere med. Barna skilles og bro-
ren dør. Menneskene rundt jenta tvinges til å 
lære seg hennes språk. Flere av historiene som 
kommer ut av tankene forestillinga er bygd 
opp av, er som denne historia, rørende.

Kroppens strategi
Katten har til nå sittet med ryggen til, litt bak på 
scenen. Nå løftes pus fram og settes på en stol. 
Det fortelles om en forsker som i 1975 gjorde 
eksperimenter med kattens REM-søvn. Vet 
dere hva katten gjorde i drømmene sine? Spør 
skuespilleren. Er det svaret på det han gir oss? 
Han beveger seg rundt i rommet. Småtripper. 
En stille dans. Beveger seg bak på scenen. Drar 
ned bukser og boxershorts og viser rumpa til 
lyskasteren på vår høyre side før han legger 
seg ned og jokker på gulvet. Etter ei god stund 
reiser han seg, kler på seg og "ytter en stol nær 
første benkerad. Han setter seg og begynner å 
snakke igjen, litt rød i #eset. «Ka liker vi», spør 
han og begynner å ramse opp: familien, barna, 
konen, kollegaene, spise godt. Det blir en kata-
log over det et tenkt vi liker. 

Skuespilleren reiser seg. Fra disse gode 
minnene går skuespilleren over til å fortelle om 
vonde minner. Minner om bilder fra forferdeli-
ge scener under en naturkatastrofe i Colombia 
og fra sultkatastrofer i det sørlige Afrika. Barn 
berøres og dør begge stedene. Historien dreier 
seg rundt minner som gjør vondt. Minnet om 
en venn som hengte seg og som forestillinga 
også er dedikert til kommer opp.

Skuespilleren tenner en røyk. Han legger 
seg på de tre stolene som nå står bak på sce-
nen. Voice-over tar over formidlinga av minner.

Scene og publikum
Jeg blir sittende å tenke på det som pre-
senteres som utgangspunktet for Valientes 
Penscéniques-prosjekt. Et prosjekt som i følge 
Valiente, reiser spørsmål om forholdet mel-
lom scene og publikum. Settingen i denne 
forestillinga er verken spesielt utfordrende 
eller annerledes enn de "este andre teater-
forestillinger. Publikum sitter i am!, skuespil-
leren holder seg på scenen. Han forteller his-
torier. Historiene er ikke kronologiske, men de 
er ikke ulogiske. De følger tankespinningens 
egen logikk som de "este av oss kjenner igjen. 
Tankene springer hit og dit. Sterke minner 
kommer opp og tar stor plass. Slik fungerer 
nok de "este hjerner. Jeg liker at forestillinga 
speiler hjernens måte å jobbe med verden på. 
Men dette spørsmålet om forholdet mellom 
scene og publikum? Jeg klarer ikke helt å se at 
dette er et nytt og artikulert spørsmål i denne 
forestillinga.

Jeg tenker litt på Decartes og cogito ergo 
sum – jeg tenker altså er jeg. Det betydde 
visstnok ikke at jeg som menneske !nnes, hel-
ler ikke at kroppen min !nnes. Det beviser bare 
at tankene mine !nnes. Jo, det !nnes nok en 
masse spørsmål mellom scene og publikum 
denne søndagskvelden på Dramatikkens Hus, 
men det spørs om de ikke hadde vært der uten 
forestillinga Jeden også.

Avslutningsvis kommer skuespilleren fram 
på scenen igjen. Han forteller slik han gjorde 
i begynnelsen av forestillinga om den polske 
maleren Opalka. Det meningstomme i å stå 
å male tall etter tall, år etter år, males ut for 
oss med ord. Vi hører opptak av polsk telling. 
Kanskje det at vi nå er vitne til Opalkas angive-
lige tallmaling gir mening til prosjektet. Vi set-
ter det meningstomme opp mot det menings-
fulle. Det kan kanskje gi en viss mening.

Gard Knudstad Frostad i Jeden av Marcelino Martin Valiente, Drama-
tikkens hus 2011. Foto: Marit Espeland


