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menneske? Min argumentation her er, at portrætterne i Maniitsoq og 
Atammik var en gave til konkrete mennesker, stedligt og kontekstuelt 
– og at det derved gav et lokaliserbart og konkret indhold til begrebet 
medmenneske, der her er et bedre begreb end borger, der i dag er ble-
vet abstrakt og synes at have løsrevet sig fra fællesskab og dermed fra 
gensidig gavegivning og er blevet til et nyliberalistisk styringsobjekt.42

At give gaver gennem brug af talent skaber en fælles oplevelse, 
der er at finde sammen, en sammenkomst og en refleksion. Dette er 
betydningen af en proces, som jeg kalder fællesskabs-æstetik, der 
ikke adskiller, udvælger, udelukker, men giver en fælles oplevelse, der 
forpligter til fællesskab.

Kallio & Länsman har også en overvejelse over, at al ægte læring 
forstyrrer fastlåste, hegemoniske forestillinger og dermed bringer os 
ind i en discomfort-zone. Over for idéen om læring som «optøning» af 

42	 De Lissovoy 2018, Jamieson mfl. 2020.

##[Bildefil: Berliner 3]##

	↗ @Siunissaq
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fastfrosne forestillinger eller brydning af «normaliseringer» i diskurser 
efterlyser for eksempel Noah De Lissovoy og Joris Vlieghe en «tings-
orienteret» pædagogik, der ikke løsrevet handler om bevidstgørelse, 
men om konkret handling i et human-nonhuman netværk.43 Jeg kalder 
et sådant netværk for en formation, der her konkret rummer foto, 
event, samvær, blik, portrætter, byrummet, vinden og mange andre 
vedvarende eller flygtige bidrag til helheden. Det er i formationen som 
aktiv handling, at læringen lever, ikke i zoner, men i balancer. Den her 
beskrevne erfaring fra portrætudstillingerne er, at æstetiske processer 
kan forstyrre, gribe, engagere på måder, der kan påvirke hele forma-
tionen. Men at denne udvidelse pr. definition skal omfatte en personlig 
eller social discomfort-zone, er ikke overensstemmende med disse 
erfaringer. Den synes snarere at være lystfyldt, forundrende og fuld 
af glædelig overraskelse.44 Det kan kun ske ved et nærvær, en kon-
kret event, et sted, en tid, en fælles oplevelse. Pointen her er, at netop 
dét skete gennem de ovenfor beskrevne events med portrætter. Det 
almene begreb om borger blev pludselig konkretiseret, det vil sige san-
seligt, fysisk, nærværende, lokaliseret og berørende i al sin synlighed.

Det er vigtigt at fastholde, at de æstetiske processer er en meget 
vigtig del af dette, men at de ikke i sig selv skaber disse transfor-
mationer. Det er en gammel debat, om kunst i sig selv kan forandre 
verden, og her kan blot gives et konkret, stedligt og kontekstuelt svar 
på dette: Kunst, her æstetiske erfaringsprocesser, kan skabe grobund 
for forandring, der da kan blive til egentlig transformation i forbindelse 
med psykosociale aktiviteter, der er forankrede i de lokale ressour-
cer blandt de unge og i lokalsamfundet. Det er gennem den reflek-
sive og performative proces, der finder sted i skolens møde med de 
unge og i de psykosociale workshops’ aktiviteter, at de unge skaber 

43	 De Lissovoy 2018, Vlieghe 2018.
44	 Selvfølgelig kan æstetiske processer også omfatte fordomme, perversioner, over-

skridelser og grusomhed eller det uhyggelige, der opstår ved at gøre det hjemlige, 
det kendte, fremmed og ukendt.
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bæredygtige sociale transformationer. Det er dér, netværket styrkes. 
Kunsten gør dette visuelt nærværende og giver i vores tilfælde kon-
krete erfaringer med æstetik som en helhed af vision og færdighed 
– som derefter kan gentages, videreføres og gøres til konkret social 
aktion i handlinger blandt de unge, i lokalsamfundet, i skolen og i de 
psykosociale workshops. For både de unge og de studerende, der 
deltog i workshoppene, var det ikke betydningsfuldt at opdele forløbet 
i æstetiske erfaringer og i psykosociale aktiviteter, idet disse udgjorde 
en helhed, en formation.

De unge nævner videre, at det var sjovt at deltage i de æstetiske 
erfaringer, og at der var gode oplevelser undervejs i workshoppene, 
både i de æstetisk fokuserede aktiviteter og i de psykosociale aktivite-
ter.45 Det var spændende at lære forskellige færdigheder, omfattende 
både sociale kompetencer og konkret kunnen inden for foto. På den 
måde var proces og resultat sammenfaldende, idet erfaringerne i selve 
workshoppene var en udførelse i praksis af den form for fællesskab, 
som blev beskrevet af de unge som det, der kom ud af workshoppene. 
Der er sammenfald mellem det, der læres, og måden, det gøres på.

45	 Den bærende idé i projektet er, at æstetiske og psykosociale aktiviteter skal udgøre 
en helhed. Det vil si at de psykosociale aktiviteter fremmer frigørelse fra fastlåsende 
diskurser og fremmer frihed til at tænke, opleve og handle på kreative måder, og de 
æstetiske aktiviteter skal omfatte engagement i udtryksformer, der kan belyse fælles-
skab og social støtte på nye måder og derved skabe handlerum for social handling. 
Projektets værdier omfatter at «gøre, som vi siger», det vil si sammen at skabe det 
fællesskab med social støtte, som vi forholder os til gennem aktiviteterne. I pro-
jektet «Kunst og sociale fællesskaber» var der fire sammenhængende workshops 
for samme gruppe unge i Maniitsoq, startende med den portræt-workshop, der er 
beskrevet her, efterfulgt af en workshop om seksuelle og reproduktive rettigheder, 
som blev fulgt af en workshop om huske-bøger («memory books») og en workshop, 
der bestod i at sætte de unges egne fotos op på et legeskur i skolegården. Det kan 
være en udfordring at skabe helheden, idet de æstetiske aktiviteter kan blive mål-
bestemte og produktorienterede –mens de psykosociale aktiviteter tager afsæt i en 
lokal procesbaseret læringsproces med vægten på ikke udefra-bestemte mål og defi-
nitioner og rettet mod en deltagerstyret fælles læringsproces i et åbent perspektiv.
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Eftertanker – at se sammen og se hinanden

Baggrunden for projektet var et ønske om at undersøge kunstens 
aktive rolle i at skabe socialt bæredygtige fællesskaber sammen 
med unge i Grønland i byer og bygder. Metoden med foto, hvor 
netop blikket tilbagetages, sammen med psykosocial læring er én 
måde at foretage en sådan undersøgelse på. Gennem fotoudstyret 
og mulighederne for at udtrykke sig gennem dette bliver der skabt 
æstetiske oplevelser i lokalsamfundet. Disse oplevelser er fælles og 
er noget, som de unge giver til lokalsamfundet i en form for fælles 
gavegivning, idet de unge jo også er medlemmer af lokalsamfundet. 
Det er de unge, der træder frem som skabere af disse oplevelser, der 
skaber fællesskab. Gavegivningen skaber fællesskabet, der dermed 
på sin vis faktisk er gaven.

Som vi så tidligere i artiklen, så skabes marginalisering ved at 
fratage bestemte unge muligheder for at yde til gavn for lokalsam-
fundet. Det er derfor særdeles vigtigt, at alle de unge, især dem, der 
har lært at se sig selv som positionerede som udenfor, magtesløse 
og forkerte, deltager aktivt i hele processen, i dette tilfælde portræt-
terne. Dette er en udfordring, idet mange projekter reproducerer en 
stigmatisering af bestemte unge som forkerte – især hvis der i pro-
jektet arbejdes frem mod et bestemt produkt eller en bestemt slags 
prædefineret fremskridt (det vil sige en udefrakommende definition 
og dermed evaluering af de unge). Det var også en udfordring i dette 
projekt, fordi på forhånd definerede mål kan forhindre det at lytte til de 
stemmer og udtryk, der med et muligvis stigmatiserende udtryk kaldes 
marginaliserede steder og positioner. Det virkelig oppositionelle blik46 
bliver så ikke blikket i portrætterne, men de kan meget nemmere 
ses som konstruktive og visionære samt søgende og til tider endog 

46	 Med et udtryk fra bell hooks, der handler om blikket hos den undertrykte, der stirrer 
tilbage mod undertrykkernes blikke. Et blik, der er i opposition til at slå blikket ned, 
men i stedet møder beskuerens og evaluatorens blik. Se hooks 1992.
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galgenhumoristiske og befriende i ordets bredeste betydning i de 
åbne, ikke målrettede processer i de psykosociale aktiviteter. I disse 
processer kan alle give til fællesskabet, endog nogle gange ved blot 
generøst at vise problemernes omfang her og nu.

Hvordan kan vi undgå at reproducere marginalisering gennem en 
projekt-logik, der er bestemt af udenforstående? Denne overvejelse 
angår både forskningen og de æstetiske udtryk, der ligeledes helt 
grundlæggende set blev præget af de udefrakommende workshop-
facilitatorers planlægning og billedsprog. Derved blev også værkernes 
iscenesættelse, det vil sige portrætternes præsentation, præget af os 
som udefrakommende. Derved blev der skabt en god proces – men 
også lukket af for de unges egne udtryksformer og muligvis vilde 
kreativitet ad helt andre baner og mulighedsrum. Dette kan lede tanken 
hen på écriture féminine, der netop har beskrevet kvindelig litteratur 
som ganske anderledes end logo- og fallocentriske udtryksformer – og 
vi står stadig med en nysgerrighed efter, hvad de unge kunne – og kan 
– skabe af udtryk, måske endda af portrætformer, hvis de sættes fri af 
på forhånd givne logikker bragt ind i deres verden af udefrakommende. 
På trods af denne observation af ulighed i selve deltagelsen i skabelsen 
af portrætterne så viser de som produktion dog stadig fællesskabet 
som glæde, der dermed bliver en vigtig værdi og en vigtig løftestang i 
selve den fællesskabende proces. Fællesskabet er ikke abstrakt, det er 
konkret gavegivning, det er social handling.

Portrætterne bliver til æstetisk erfaring og synliggør oplevelser af 
sammenhold, tillid, venskab og forbundethed – som så får en konkret, 
stedlig og praktisk betydning gennem en opfølgende psykosocial 
workshop om sociale handlinger, der både viser og skaber refleksion 
over, hvad der er godt for mennesker (med Bent Flyvbjergs47 henvis-
ning til Aristoteles’ formulering). I denne helhed eksisterer også videns-
produktion som en særlig form for handlingsorienteret videnskab. Det 
er en kunst-fællesskab-videns-formation, der opløses, hvis vi prøver at 

47	 Flyvbjerg 2009.
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analysere den i dens dele: kunst for sig, fællesskab for sig og viden for 
sig. Hvis vi gør det, mister vi blikket for det, der er lysten, bevægelsen, 
produktivkraften i den. Og når vi mister blikket, mister vi også enga-
gementet i den, og dens formative kraft ophører. Derfor er fotografiet 
vigtigt, især portrætfotoet, idet det generobrer blikket generelt og blik-
ket på os selv i særdeleshed.

Om dette så er kunst, er et spørgsmål. Det er æstetisk erfaring og 
oplevelse, og det er community art. Det er social handling og dermed 
aktion. Portrætterne viser, at æstetiske processer kan bruges til at 
udtrykke en verden, hvor anerkendelse, omsorg og gensidig respekt 
er synlige, kaldt på og skabt. På den måde kan de vise os, hvad det 
betyder at være menneske med social anerkendelse og samhørighed. 
Det er fællesskabende kunst, men det kan muligvis udvikles til at blive 
kunst, der bærer os ud over, hvad vi allerede ved, åbner for indsigter og 
nytænkning, der ikke er tænkt og beskrevet på forhånd, og som åbner 
for at se sammenhænge mellem politik, strukturelle forhold, undertryk-
kelse og frigørelse set med de unges eget blik, egne visioner, egne 
drømme og egne handlingsmuligheder, på det sted og i den situation, 
hvor de lever. Portrætterne er fællesskabende æstetik, der muligvis kan 
udvikles til kunst, der udfordrer tabuer, skaber nye visioner, bryder med 
kendte tankebaner og viser mangfoldige sider af det at være menneske, 
situeret i bestemte sammenhænge og med muligheder for at skabe nye 
billeder, nye (re)præsentationer, nye former for deltagelse. Det fæl-
lesskabende kan videreudvikles til kunst, der reflekterer det værende 
på en nytænkende måde, der genskaber det vilde, det ubøjelige, det 
smukke og underfulde lige midt iblandt os her i livet, hvor vi står i denne 
særlige by eller bygd, fastholdt i vores forståelser gennem diskurser, 
materialitet og sociale formationer, institutioner, erhvervsforhold og 
ulighed i adgangen til rettigheder og livsmuligheder.

Denne artikel har vist, hvordan æstetiske udtryk kan bruges til at 
skabe fællesskab gennem en fællesskabs-æstetik, en fælles oplevelse 
med et særligt fokus på social støtte og anerkendelse. Endvidere har 



Kunstskapte fellesskap

336

den vist, at dette må ske lokalt og stedligt, og at fællesskab ikke er en 
abstrakt kategori, men konkrete handlinger.

Artiklen har også problematiseret, om det fællesskab, der blev vist 
i det konkrete projekt, er et udtryk for de unges forståelser og egne 
logikker, eller om det er et forestillet fællesskab, der er defineret gen-
nem selve mediet og processen med at skabe portrætter.

Den har påpeget de helende og fællesskabende kræfter, der alle-
rede findes i lokalsamfundet, og som har en særlig kontekst og form 
i de grønlandske bygder og byer, hver for sig og også sammen, men 
her er vægten på det konkrete og stedlige. Denne helende kraft kan 
ligge bag oplevelsen af succes i portrætprojektet, idet dette projekt i 
så fald kobler sig på denne helende kraft. Fællesskabet opstår gen-
nem deltagernes muligheder for at give. Og muligvis kunne en teori 
om fragmentering af fællesskaber, det vil sige ikke fællesskaber, blot 
sammenstimling, tage afsæt i, at systemlogikker som en særlig slags 
neokolonialisme forhindrer de helende kræfter i de stedlige og levende 
lokalsamfund i at tage over og forholde sig aktivt formende og omfor-
mende til de strukturelle og systemiske forhold, som lokalsamfundet 
lever under.

Endelig har artiklen på den ene side peget på behovet for at udvikle 
lokalt forankrede forskningsmetoder, der reelt lytter til de unge og til 
lokalsamfundet og ikke blot reproducerer deres egen logik på domi-
nante måder, der marginaliserer og overser lokalsamfundets egne 
fællesskabende logikker.

På den anden side har artiklen åbnet for at udvikle kunst og sociale 
fællesskabsprojekter på måder, hvor kunsten bliver til kreative, ikke 
forudbestemte og ikke mål- og produktdefinerede udtryk, der kan 
skabe rum for radikal nytænkning og åbne helt nye veje for visioner, 
forståelser og frihed og derved udfordre strukturel og systemisk under-
trykkelse og ulighed.



Portrætter, fotografi og fællesskab i en grønlandsk kontekst

337

Referencer

Almeida, R.V., Werkmeister Rozas, L.M., Cross-Denny, B., Kyeunghae Lee, K. 
& Yamada, A.-M. (2019). Coloniality and intersectionality in social work 
education and practice. Journal of Progressive Human Services, 30(2), 
148–164.

Bagge, N. & Berliner, P. (2021). Psychotherapy and indigenous people in the 
Kingdom of Denmark. Psychotherapy and Politics International, 1, 1-14.

Berliner, P. (2012a). Så rejser jeg mig op og vandrer tilbage til Paamiut: Om 
monologer i unges teater i Paamiut Asasara. Psyke & Logos, 33(2), 
409–437.

Berliner, P. (2012b). «Nogle vælger døden. Jeg vælger livet, drømmene og 
troen på en fremtid»: Om kunst, billeder og unge i Paamiut. Psyke & logos, 
33(2), 452–484.

Berliner, P. (2021a). Sansede fællesskaber. Grønlandsk Kultur- og 
Samfundsforskning, 31–48. Ilisimatusarfik.

Berliner, P. (2021b). Pædagogen som aktivist for social bæredygtighed. I M. 
Behnke (red.), Pædagogen som forandringsagent (kapitel 10, s. 85–98). 
Akademisk Forlag.

Berliner, P. & Enghoff, T. (2019). Collaboration, dialogue and trust. Art and 
social resilience in Kalaallit Nunaat / Greenland. Siunissaq & University of 
Greenland.

Berliner, P., Enghoff, T. & Molbech, A. (2016). Fremtiden tilhører os: Om det 
smukke og forunderlige i Nanortalik og Tasiilaq. Siunissaq.

Berliner, P. & Hagedorn, K. (2013). Unges fortællinger om resiliens. Psyke & 
Logos, 34(2), 577–596.

Berliner, P., Refby, M.H. & Hakesberg, S. (2005). At fare vild – sammen: 
Introduktion til community psykologi. Frydenlund.

Brandstrup Ottendahl, C., Bjerregaard, P., Lyngsø Svartá, D., Sørensen, I.K., 
Olesen, I., Stecher Nielsen, M. & Viskum Lytken Larsen, C. (2021). Mental 
sundhed og helbred blandt 15–34-årige i Grønland: Betydningen af 
opvækstvilkår, beskyttende faktorer og risikofaktorer. Statens Institut for 
Folkesundhed, SDU.



Kunstskapte fellesskap

338

Calma, T. & Priday, E. (2011). Putting indigenous human rights into social work 
practice. Australian Social Work, 64(2), 147–155.

De Lissovoy, N. (2018). Pedagogy of the anxious: Rethinking critical pedagogy 
in the context of neoliberal autonomy and responsibilization. Journal of 
Education Policy, 33(2), 187–205.

Departementet for Sociale Anliggender, Familie, Ligestilling og Justitsvæsen. 
(2018). Fattigdom & ulighed: Redegørelse om ulighed og fattigdom samt 
mulighederne for at fastsætte en fattigdomsgrænse. Naalakkersuisut/
Grønlands Selvstyre.

Desai, M. & Solas, J. (2012). Poverty, development, and social justice. 
I K. Lyons, T. Hokenstad & M. Pawar (red.). The SAGE handbook of 
international social work (s. 85–99). SAGE Publications Ltd.

Ellsworth, E. (2005). Places of learning: Media, architecture, pedagogy. 
Routledge.

Esposito, R. (2019). Communitas: Fællesskabets oprindelse og skæbne. THP.
Flyvbjerg, B. (2009). Samfundsvidenskab som virker. Akademisk Forlag.
Fortier, C. & Hon-Sing Wong, E. (2019). The settler colonialism of social work 

and the social work of settler colonialism. Settler Colonial Studies, 9(4), 
437–456.

Fotheringham, S. (2013). Exploring the methodology of getting lost with Patti 
Lather. The Qualitative Report, 18(13), 1–4.

Freud, S. (1976). Massepsykologi og jeg-analyse. I Metapsykologi, bind 2. Hans 
Reitzels Forlag.

Gatwiri, K., McPherson, L., Parmenter, N., Cameron, N. & Rotumah, D. (2021). 
Indigenous children and young people in residential care: A systematic 
scoping review. Trauma, Violence, & Abuse, 22(4), 829–842.

Gendron, R. & Hille, C. (2013). Conflict resolution practices of Arctic aboriginal 
peoples. Conflict Resolution Quarterly, vol. 30(3), 347–367.

Hernandez-Carranza, G., Carranza, M. & Grigg, E. (2021). Using auto-
ethnography to bring visibility to coloniality. Qualitative Social Work: 
Research and Practice, 20(6), 1517–1535.

hooks, B. (1992). The oppositional gaze: Black female spectator. I Black Looks: 
Race and Representation (s. 115–131). South End Press.



Portrætter, fotografi og fællesskab i en grønlandsk kontekst

339

Jamieson L, Hedges J., McKinstry S., Koopu P. & Venner K. (2020). How 
neoliberalism shapes indigenous oral health inequalities globally: 
Examples from five countries. International Journal of Environmental 
Research and Public Health, 17(23), 1–20.

Kallio, A.A. & Länsman, H. (2018). Sami re-imaginings of equality in/through 
extracurricular arts education in Finland. International Journal of 
Education & the Arts, 19(7).
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Forhandlede fællesskaber 
i samtidens kulturelt 
sammensatte samfund: Sandi 
Hilals Al Madhafah/The Living 
Room
Av Sabine Dahl Nielsen

En lille gruppe folk har sat sig til rette i en rundkreds på gulvet. Stem-
ningen er afslappet og humoristisk, og de fysiske rammer fremstår 
indbydende, blandt andet i kraft af de buende skillevægge, der skaber 
et afgrænset og intimt mødested, et blødt, guldfarvet tæppe placeret 
i rummets midte, en række ornamenterede siddepuder lagt ud langs 
dets periferi og en lille bakke placeret i dets midte med skinnende 
sølvkander, sukkerskåle og tilhørende små krus. De fremmødte – som 
blandt andet kommer fra Serbien, Brasilien, Sverige, Spanien, Frankrig, 
Tyskland, Canada og Syrien – drikker te, griner, gestikulerer ivrigt og 
diskuterer erfaringer med og holdninger til diverse problemstillinger 
vedrørende migration, grænsekontrol, statsborgerskab og kulturelle 
tilhørsforhold. «Can we go beyond the organization of society as guest 
and host, and if not, who has the right to be the host?» spørges der, 
«Because it seems that there is an entitlement as to who can be the 
host and who should be the guest».

##[Bildefil: Nielsen 1_ArkDes].##
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Scenen udspiller sig på ArkDes, center for arkitektur og design, 
i Stockholm, hvor den svensk-palæstinensiske arkitekt Sandi Hilals 
projekt Al Madhafah/The Living Room præsenteres på særudstillingen 
Public Luxury (2018). Al Madhafah/The Living Room er karakteris-
tisk for en type af deltagerbaserede og socialt engagerede projekter, 
der vinder udbredelse for tiden. På samtidens billedkunstscenen kan 
man således spore en tydelig tendens til at fokusere på projekter, der 
bidrager til skabelsen af nye sociale fællesskaber. Det gælder inden 
for både kunstneriske, arkitektoniske og kuratoriske praksisser, hvor 
idéer om sociale fællesskaber ofte fungerer som afsæt, når man taler 
om udviklingen af modeller for kollektiv handling i aktuelle diskus-
sioner om såkaldt artivism, deltagelse, kollektiv vidensproduktion og 
solidariske alliancedannelser. I disse diskurser omtales skabelsen af 
sociale fællesskaber som et potentiale til demokratisering, selvbestem-
melse, kritik af magtforhold og mobilisering af kollektive erfarings- og 

	↗ Al Madhafah/The Living Room på ArkDes i Stockholm, 2018. © Sandi Hilal, DAAR. 
Foto: Sandi Hilal.
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handlingsrum.1 Fokusset på sociale fællesskaber som et udgangspunkt 
for kunstproduktion er kendetegnende for en i dag toneangivende posi-
tion, der betoner, at gensidig social afhængighed er såvel et grundvilkår 
som et udgangspunkt for kritisk kunstnerisk handling.2 I denne artikel 
vil jeg tage afsæt i sådanne rammesætninger af det sociale. Samtidig 
vil jeg zoome ind og fokusere mere specifikt på et fænomen, migration, 
der ofte bliver italesat som en særlig udfordring i forhold til dannelsen 
af sociale fællesskaber i samtidens stadig mere kulturelt sammensatte 
storbysamfund. At migration bliver opfattet som en udfordring i forhold 
til skabelsen af sociale fællesskaber, skyldes ikke mindst den udbredte 
tendens til at operere med opfattelsen af ‘os’ og ‘dem’, vi-gruppen og 
dens antagne modsætning, migranterne. Herved kommer migration til 
at fremstå som en splittende faktor, der på grund af sociale, kulturelle, 
etniske og religiøse forskelligheder menes at fragmentere samfundet 
og vanskeliggøre etableringen af socialt forpligtende og sammen-
hængsskabende fællesskaber.

Spørgsmålet er, hvordan kunstprojekter, på politisk engageret 
og produktiv vis, kan være med til at diskutere, problematisere og 
nuancere præmisserne for fællesskabsdannelser. Mere specifikt vil 
mit hovedspørgsmål lyde, hvordan kunstprojekter kan etablere soci-
ale kontaktzoner, der bidrager til de igangværende forhandlinger af 
samtidens kulturelt sammensatte bysamfund, og som igangsætter 
fremadrettede, kritisk-konstruktive diskussioner om nye tilhørs-
forhold og nye fortællinger om sociale identitetsdannelser. Det er 

1	 Som eksempler kan nævnes The Autonomy Project på Van Abbemuseum (2011), 
Bergen Assembly, hvor kunstnerkollektivet Freethought kuraterede udstillingsdelen 
Infrastructure (2016), The Oslo Architecture Triennale, After Belonging: The Objects, 
Spaces, and Territories of the Ways We Stay in Transit (2016), 4. Berliner Herbst-
salon på Maxim Gorki Theater (2019) samt det fortløbende participatoriske projekt 
Colonial Neighbours på SAVVY Contemporary i Berlin.

2	 Her kan man eksempelvis fremhæve en række igangværende projekter såsom 
Cascos Composing the Commons, The Serpentines Edgware Road Project, The 
Showrooms Communal Knowledge samt The Silent University, der p.t. opererer 
med platforme i Stockholm, Hamborg og Ruhr-distriktet.
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denne problemstilling, som jeg vil undersøge med afsæt i Hilals 
kollektive og kollaborative projekt Al Madhafah/The Living Room, 
der – med blik for de skævvredne magtforhold og virksomme eks-
klusionsmekanismer, der ofte præger vores samværsformer – stiller 
skarpt på, hvordan sociale fællesskaber kan etableres på alternative 
måder.

Eftersom Al Madhafah/The Living Room befinder sig i krydsfeltet 
mellem kunst, arkitektur og aktivisme, vil jeg i artiklen inddrage teo-
ridannelser, som er hentet fra en bred vifte af fagdiscipliner. Eksem-
pelvis trækker jeg på kunst- og kulturteoretikere som Gerald Raunig 
og Beatrice von Bismarck, der bidrager med kritiske refleksioner 
over kunstens muligheder for at danne gæstfri, selvorganiserende og 
lighedsorienterede fællesskaber, samt på den postkoloniale littera-
turteoretiker Mary Louise Pratt, hvis begreb om kontaktzoner bruges 
til at belyse de sociale forhandlingsfelter, som projektet etablerer, 
og som skaber muligheder for, at forskellige kulturer kan mødes og 
brydes. Desuden inddrager jeg socialforskeren Naika Foroutan, hvis 
overvejelser over nutidens postmigrantiske forhandlingssamfund 
benyttes til at sætte fokus på de antagonismer og ambivalenser, 
som præger fællesskabsdannelser i nutidens kulturelt pluraliserede 
samfund. Empirisk er artiklen funderet på deltagerobservationer 
og ustrukturerede interviews såvel som på katalogartikler, online 
tilgængelige lyd- og videooptagelser, overværede konferenceoplæg 
om projektet samt tekst- og billedmateriale præsenteret på pro-
jektets officielle hjemmeside samt på Facebooksiden Al-Madafah 
– The Living Room in Boden. Idéen hermed har været, at en flerhed 
af perspektiver, der omfatter både arkitekturkollektivet DAAR som 
initiativtagende aktør, ansatte ved de finansierende og faciliterende 
kulturinstitutioner, lokale værter og deltagende gæster og/eller 
beskuere.
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Fællesskabsdannelser i kulturelt 
sammensatte samfund

Som Stephen Castles og Mark J. Miller konstaterede tilbage i 1993, 
lever vi i dét, som de betegner «the age of migration».3 Denne udvik
lingstendens er kun blevet intensiveret og radikaliseret i de seneste 
årtier, i kraft af at arbejdsrelateret migration og tvungen migration såvel 
som flygtningestrømme, der finder sted som en konsekvens af krig, hun-
gersnød og klimarelaterede kriser, er taget til i styrke og omfang. Den 
såkaldte flygtningekrise, som den blev kaldt i 2015, da krigen i Syrien 
eskalerede og sendte mange millioner på flugt, tydeliggjorde, både i og 
uden for Norden, at globale bevægelser af mennesker nu fandt sted i 
en hidtil ukendt skala. Man kan således lokalisere en stigende tendens 
til migration,4 samtidig med at Europa i de senere årtier har oplevet en 
af de største flygtningetilstrømninger i kontinentets nyere historie.5 Set 
i dette lys er det ikke overraskende, at migration i dag fortsat fremstår 
som en helt central problemstilling; en problemstilling, der i høj grad 
også præger nutidens offentlige debatter i de nordiske lande med deres 
mere og mere etnisk og nationalt blandede befolkninger.

De seneste årtiers tiltagende migration har ført til, at forestillingen 
om nationalstaten som en privilegeret, klart afgrænset og kulturelt 
sammenhængende størrelse er blevet problematiseret i kulturviden-
skabelige analysesammenhænge. Historiske forestillinger om nationale 
enheder og fast definerede grænsedragninger bliver udfordret, kritisk 
diskuteret og gentænkt med afsæt i idéer om transnationale forbindel-
ser og udvekslinger på tværs af folk og kulturer. Som kulturteoretikerne 
Anne Ring Petersen og Moritz Schramm ganske præcist har pointeret, 

3	 Castles & Miller 1993: 1.
4	 For opdaterede data herom, se: https://www.un.org/en/development/desa/popula-

tion/migration/data/estimates2/estimates19.asp (senest tilgået 16.05.2022).
5	 For opdateret information herom, se: https://www.unrefugees.org/refugee-facts/

statistics (senest tilgået 16.05.2022). Ifølge UNHCR’s her listede statistikker var der 
ved udgangen af 2019 på globalt plan 79,5 millioner mennesker på flugt.
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defineres historiske enheder og grænser såvel som forestillinger om 
kulturelle forskelle og «andethed» således ikke i en tilstand af isolation, 
men derimod gennem sociale relationer og interaktioner:

Historical units, borders, and boundaries cannot be taken as givens but 
must be subject to investigation and rethought with a view to con-
nectivity and exchange between people and cultures. In fact, notions 
of «difference» and «otherness» are produced through interactions 
and relations between people, not in isolation – although the common 
notions of distinct «national identities», «parallel communities», and 
«ethnic minorities» might suggest otherwise.6

Pointen er her, at migration ikke bør betragtes som en exceptionel til-
stand, der primært kan observeres ved nationale grænseovergange eller 
i såkaldte parallelsamfund, ghettoområder og etniske minoritetsmiljøer. 
Migration fremstår derimod som en integreret del af nutidens sam-
fund, der påvirker samtlige dele af samfundet og skaber forandringer i 
størsteparten af de europæiske lande, inklusive de nordiske.

I de senere år har særligt forestillingen om det postmigrantiske 
samfund bidraget til forståelsen af migration som et fænomen, der som 
før nævnt vedrører alle dele af samfundet, og som derfor heller ikke 
lader sig afgrænse til minoritetskulturer. Begrebet om det postmigran-
tiske er primært udviklet i en tysk kontekst. Teaterinstruktøren Shermin 
Langhoff krediteres ofte for at have været blandt de første til at benytte 
begrebet til at beskrive sin kunstneriske praksis, der fokuserer på 
migration som en normal- snarere end en undtagelsestilstand.7 Siden-
hen er det blevet benyttet af andre kunstnere, aktivister og intellektu-
elle såvel som af kultur- og samfundsforskere inden for en bred vifte 
af fagdiscipliner.8 I denne sammenhæng er det vigtigt at bemærke, at 

6	 Petersen & Schramm 2017: 1.
7	 Sharifi 2011, Sharifi 2020.
8	 Schramm, Moslund & Petersen 2019.
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præfikset ‘post’ i begrebet postmigration ikke henviser til, at migrations-
processerne er afsluttet. Som socialforskeren Naika Foroutan pointerer, 
refererer det derimod til, at fokus i særlig grad rettes mod migrations-
processernes virkningseffekter, det vil sige på de forandringer, som de 
på forskellig vis afstedkommer i de modtagende lande.9

Som kulturanalytisk perspektiv tilbyder begrebet om det postmi-
grantiske en mulighed for at nuancere og komplicere optikken på fæl-
lesskabsdannelser i samtidens kulturelt sammensatte samfund, idet det 
bryder med traditionelle nationalstatslige kategoriseringer af borgere 
som henholdsvis ‘oprindelige indbyggere’, ‘immigranter’ og efterkom-
mere med ‘migrationsbaggrund’.10 Eksponenter for en postmigrantisk 
optik søger således at yde modstand mod de kategoriseringer, margi-
naliseringer og tiltagende samfundsmæssige polariseringer, som kan 
have tendens til at vanskeliggøre dannelsen af nye fællesskaber. Frem 
for at fastholde forestillingen om en fast defineret og forudbestemt 
opdeling mellem oprindelige ‘vi’-grupper og ‘de’-grupper betoner de 
med andre ord, at nutidens migrationsprægede samfund er præget af 
en pluralitet af baggrunde, tilhørsforhold og identitetsdannelser.

Til trods for at begrebet om det postmigrantiske bidrager til at 
problematisere forestillingen om en dikotomisk modsætning mellem 
‘os’ og ‘dem’, er det imidlertid en vigtig pointe – ikke mindst når man 
som her undersøger præmisserne for fællesskabsdannelser i samfund 
præget af kulturel diversitet – at begrebet ikke henviser til en friktionsfri 
tilstand. Begrebet om det postmigrantiske er netop ikke funderet på et 
statisk kulturbegreb, der tilskriver mennesker bestemte og på forhånd 
definerede egenskaber på baggrund af deres herkomst og etnicitet, 
men derimod på et anderledes dynamisk kulturbegreb. Samtidig 
introducerer det et konflikt-sensitivt perspektiv på fællesskabsdan-
nelser. Begrebet om det postmigrantiske opererer således ikke med 
en utopisk forestilling om harmonisk sameksistens. I stedet betoner 

9	 Foroutan 2016: 248.
10	 Yildiz 2010, Foroutan 2015, Römhild 2015, Petersen & Schramm 2016.



Kunstskapte fellesskap

348

fremtrædende teoretikere inden for dette diskursfelt, at begrebet om 
postmigration netop fokuserer på de konflikter, forhandlinger, foran
dringer, identitetsprocesser og magtinfiltrerede fællesskabsdannelser, 
der fortsat finder sted i samtidens migrationsprægede samfund.11

Som Naika Foroutan spidsformulerer det, er postmigrantiske 
samfund grundlæggende set forhandlingssamfund.12 Herved forstår 
hun, at samfundene er præget af asymmetriske magtrelationer og 
virksomme eksklusionsmekanismer, at de rummer forskellige og ofte 
modstridende interesseforhold, og at disse nødvendigvis må forhand-
les og genforhandles kollektivt. Her er det en central pointe, at det 
ifølge Foroutan ikke alene er op til de nyligt indvandrede borgere og 
efterkommer-generationerne at integrere sig i forhold til en forestillet 
‘vi’-gruppes nedarvede nationale fællesskabskultur og privilegiestruk-
tur. Samtlige borgere, uanset baggrund, menes derimod per definition 
og fra start af at være en del af det postmigrantiske fællesskab, og alle 
må derfor også forhandle deres positioner, normer og selvforståelser i 
forhold hertil.13 Heri ligger der en politisk vision om et potentielt bedre 
samfund, hvor etablerede hierarkier, fastlåste magtpositioner og histo-
risk nedarvede privilegier kan genforhandles for på den måde at mulig-
gøre dannelsen af mere åbne, ligestillede og heterogene fællesskaber. 
Det er netop sådanne fællesskaber, Hilal søger at facilitere gennem sin 
kunstneriske praksis. I det følgende vil jeg derfor nu vende mig mod 
Hilals projekt Al Madhafah/The Living Room med henblik på at analy-
sere og diskutere, hvordan dette projekt på meget konkret vis arbejder 
med at skabe sociale fællesskaber, der netop ikke opererer med diko-
tomiske opdelinger af nytilkomne migranter og oprindelige indbyggere, 
men som derimod søger at ombryde disse for på den måde at kunne 
etablere anderledes åbne, gæstfrie og solidariske relationer, der går på 
tværs af etniske, nationale og kulturelle skel.

11	 Foroutan 2016, Schramm, Moslund & Petersen 2019.
12	 Foroutan 2016: 248.
13	 Foroutan 2015: 3.
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Retten til at agere vært uanset herkomst

Al Madhafah/The Living Room (2016-) er et projekt skabt af Sandi Hilal 
fra arkitektkollektivet DAAR i samarbejde med Yasmeen Mahmoud, 
Ibrahim Muhammad Haj Abdulla og Ayat Al-Turshan.14 DAAR (Deco-
lonizing Architecture Art Residency) er et kollektiv, der kombinerer 
teoretiske spekulationer med praktiske interventioner, og hvis praksis 
er situeret i krydsfeltet mellem politik, arkitektur, kunst og pædagogik. 
Al Madhafah/The Living Room er i den forstand eksemplarisk i forhold 
til deres praksis. Projektet forholder sig kritisk diskuterende til migra-
tionspolitiske problemstillinger, særligt med fokus på, hvem i nutidens 
etnisk og nationalt blandede samfund der har ret til og mulighed for at 
agere værter. Idéen med projektet er således at lade forskellige typer af 
borgere agere værter for de sociale møder, deriblandt også flygtninge, 
migranter og efterkommere af migranter, for på den måde at gøre op 
med den udbredte forestilling om, at en bestemt gruppe i et land udgør 
dets oprindelige befolkning, mens andre grupper konsekvent bliver 
betragtet som nytilkomne fremmede med gæstestatus. Al Madhafah/
The Living Rooms aktiverede forestillinger om radikal gæstfrihed og 
værtsrollens potentielt magtforskydende og agensskabende poten-
tialer er centrale aspekter ved projektet, som jeg vil vende tilbage til og 
uddybe senere i artiklen.

At Al Madhafah/The Living Room også knytter sig til kunst-
ens felt, skyldes først og fremmest dets institutionelle, finansielle 
og diskursive rammesætning. Projektet er således blevet realiseret 
inden for rammerne af etablerede kunstinstitutioner såsom ArkDes 
og Moderna Museet i Stockholm, det er blevet finansieret af IASPIS, 

14	 Hilal er født i Bait Sahour i Palæstina og bor og arbejder i dag i Stockholm i Sverige. 
I 2007 dannede hun, sammen med Alessandro Petti og Eyal Weizman, arkitektur-
kollektivet DAAR (Decolonizing Architecture Art Residency). Projektet Al Mad-
hafah/The Living Room blev oprindeligt skabt inden for denne kollektive ramme, 
men er siden blevet videreudviklet, formidlet og udstillet af Hilal. I dag krediteres 
hun derfor ofte som projektets primære ophavskvinde.
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Konstnärsnämndens internationale program for støtte af udveks-
ling blandt udøvere inden for billedkunst, design, kunsthåndværk og 
arkitektur, og det er blevet præsenteret på blandt andet kunstmuseet 
LUMA i Arles, Van Abbemuseum i Eindhoven og den onlinebaserede 
kunstportal e-flux15, ligesom det i 2019 blev udtaget til den internatio-
nalt velrenommerede The Visible Award, der uddeles specifikt til kunst-
projekter realiseret i sociale sfærer.16

Konkret består projektets sites af arkitektonisk udformede møde-
steder, hvor man som deltager inviteres til at slå sig ned på en række 
puder placeret i en rundkreds på gulvet. Al Madhafah/The Living 
Room er kendetegnet ved at være et netværksorienteret og geografisk 
vidtforgrenet projekt, der siden dets initiering er blevet realiseret på 
en række forskellige lokaliteter: Blandt andet The house of Yasmine 
and Ibrahim og The Yellow House i Boden, ArkDes og The living room 
of Sandi and Alessandro i Stockholm, The House of Beit-Al-Saigh i 
Ramallah, Women Centre i Fawwar refugee camp på Vestbredden, 
Van Abbemuseum i Eindhoven, Institut suédois i Paris og New York 
University Campus i Abu Dhabi. De listede projekter – hvoraf jeg i 
denne kontekst primært vil fokusere på de svensk baserede – rummer 
tydelige arkitektoniske fællestræk, idet de eksempelvis alle gør brug af 
den samme cirkulære grundstruktur samt en sammenlignelig skala, der 
gør det muligt for grupper på 10–20 mennesker at forsamles ad gan-
gen. Desuden inkluderer de alle et udvalg af genkommende genstande 
associeret med dagligstuens intimsfære såsom skåle med frugter, 
dadler og nødder, kaffekander, gulvtæpper og puder med arabisk 
påtrykte tekster. Som deltagere sidder man tæt placeret i forhold til 
hinanden, mærker varmen fra den serverede te brede sig i kroppen og 
strejfer af og til hinandens kroppe, når man på skift rækker ind efter de 

15	 https://www.e-flux.com/announcements/212290/inauguration-of-al-madafah-by-
sandi-hilal/ (senest tilgået 16.05.2022).

16	 https://www.visibleproject.org/blog/project/al-madhafah-the-living-room/ (senest 
tilgået 16.05.2022).
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snacks, som er stillet frem i rundkredsens midte. Projektets rumlige og 
sanselige iscenesættelser fremkalder således tydeligvis fornemmelser 
af nærhed og grænsenedbrydende intimitet.

De forskellige sites adskiller sig dog også fra hinanden. For eksem-
pel besluttede Hilal at nedtage vægge i grundetagen af The Yellow 
House i Boden for på den måde at åbne hjemmets privatsfære op 
mod offentligheden, hvorimod hun på ArkDes i Stockholm valgte at 
opføre nye vægge for på den måde at skabe en følelse af privathed i 
udstillingsstedets offentligt tilgængelige rum.17 Disse stedsensitive 
justeringer af arkitekturen fandt sted i overensstemmelse med Hilals 
retningslinjer for Al Madafah/The Living Room: «Find either a private 
space and make it more public or a public space and make it more 
private».18 Også værternes divergerende kulturelle tilhørsforhold har 
spillet ind på projektsitenes kontekstafhængige udformning. Eksem-
pelvis valgte værten Shafiq Kakar, der oprindeligt er født i Afghanistan, 
men i dag bor i Eindhoven og arbejder som sikkerhedsvagt på Van 
Abbemuseum, at hans private afghanske tæppe skulle benyttes som et 
centralt intimitetsskabende element i stuens indretning, ligesom der på 
dette site serveres afghansk te og afghanske søde sager snarere end 
arabiske.19 De forskellige projektsites adskiller sig således fra hinan-
den, blandt andet som et resultat af DAARs stedspecifikke overvejelser 
over stuernes placeringer i forskellige arkitektoniske, geografiske og 
kulturelle kontekster.

17	 Hilal & Petti 2018: 372.
18	 Hilal & Petti 2018: 362.
19	 For information herom, se «Conversation between Sandi Hilal and Charles Esche 

about the Living room at the Vanabbe museum at Iaspis on September 4, 2019»: 
http://www.decolonizing.ps/site/eindhoven/ (senest tilgået 16.05.2022).
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Et netværk af platforme

Som projekt fungerer Al Madhafah/The Living Room først og frem-
mest som et provisorisk mødested, hvor skiftende gæster kan tage 
imod værtens invitation til at slå sig ned og socialisere, deltage i diverse 
programsatte talks, workshops og debatter, engagere sig i selvor-
ganiserede lærings- og aktivitetsprogrammer og dele de i midten 
arrangerede mad- og drikkevarer. Det første site, der blev etableret, 
var i Boden, hvor Hilal var blevet inviteret til at realisere et kunstpro-
jekt af Public Art Agency Sweden.20 Boden er en afsides beliggende 
by i den nordlige del af Sverige, der er kendt for at udgøre et trafikalt 
knudepunkt på jernbanelinjen, for historisk set at have fungeret som et 
militærstrategisk fæstningsanlæg under den kolde krig samt for i nyere 
tid at have modtaget et større antal flygtninge. Under et indledende 
researchophold i Boden opsøgte Hilal det lokale immigrationskon-
tor samt The Yellow House: et opholdssted for flygtninge, der blandt 
såvel ansatte på immigrationskontoret som lokale byboere havde ry 
for at være et problemfyldt sted, der ydede en negativ indflydelse på 
de omkringliggende boligområder.21 Her fik Hilal kontakt til det syriske 
ægtepar Yasmeen og Ibrahim, der var flygtet fra Syrien, og som siden 
deres ankomst til Sverige havde haft svært ved at skabe social kon-
takt til folk fra lokalområdet. I samarbejde med Yasmeen og Ibrahim 
etablerede Hilal den første platform i forbindelse med Al Madhafah/
The Living Room i The Yellow House, og denne har siden fungeret 
som base for sociale sammenkomster, selvorganiserede madlavnings-
kurser og fællesspisningsarrangementer. Hilal valgte herefter også at 
inddrage sit private hjem i Stockholm som base for Al Madhafah/The 
Living Room, blandt andet for på denne måde at kunne udvide projek-
tets fokus på flygtninge til også at omfatte migranter – såsom hende 
selv og hendes partner, Alessandro Petti – med mangeårig tilknytning 

20	 Hilal & Petti 2018: 366.
21	 Hilal & Petti 2018: 367.
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til Sverige. Samtidig blev Hilal inviteret til at deltage i en udstilling på 
Stockholms center for arkitektur og design, ArkDes, hvorefter projek-
tets tredje og sidste svenskbaserede platform blev oprettet. Samtlige 
af disse platforme har bidraget til dannelsen af sociale fællesskaber, 
der har søgt at bryde med traditionelle kategoriseringer af borgere som 
henholdsvis ‘oprindelige indbyggere’, ‘immigranter’ eller efterkommere 
med ‘migrationsbaggrund’.

Med sin anvendte platformsmodel og skærpede opmærksomhed 
på dannelsen af kulturelt sammensatte fora fremstår Al Madhafah/
The Living Room karakteristisk for en type af participatoriske projekter, 
der som før nævnt vinder udbredelse for tiden på den internationale 
samtidskunstscene. Holdningerne til, hvilken rolle deltagerbaserede 
og socialt engagerede kunstprojekter såsom Al Madhafah/The Living 
Room udfylder, er imidlertid delte inden for det kunstteoretiske diskurs-
felt. Teoretikere som Grant Kester, Nicolas Bourriaud, Suzanne Lacy 
og Mary Jane Jacob har eksempelvis fremhævet kunstens særlige 
evner til at etablere meningsfulde mellemmenneskelige relationer, 
skabe aktivt involverede offentligheder og danne grobund for nye 
fællesskabsdannelser.22 I deres forskelligartede undersøgelser flytter 
de opmærksomheden fra anonyme kunstpublikummer til specifikke 
offentligheder – ofte i form af økonomisk, kulturelt og etnisk marginali-
serede befolkningsgrupper, konfliktramte lokalsamfund eller krigshær-
gede nationer – og de argumenterer for, at deltagerbaserede og socialt 
engagerede kunstpraksisser kan spille en afgørende rolle i forhold til at 
integrere marginaliserede brugergrupper gennem kreative praksisser.

Dette ideal om participation som en inkluderende og demokratisk 
engagerende strategi per se er imidlertid blevet udfordret fra flere sider, 
blandt andet af Claire Bishop.23 Med afsæt i Nicolas Bourriauds reflek-
sioner over den relationelle æstetik argumenterer Bishop for, at 

22	 Kester 2011, Bourriaud 1998, Lacy 1995, Jacob 1995.
23	 For en nærmere indføring i kritikker af samtidens deltagelsesorienterede kunstprak-

sisser, se eksempelvis Bishop 2011, Miessen 2010, Sternfeld 2013.

##[Bildefil: Nielsen 2_Yellow 
House]##
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deltagerbaserede og socialt engagerede kunstpraksisser, ofte i 
modsætning til kunstnernes og kuratorernes erklærede intentioner, 
ender med at fungere som elitære og selvreferentielle fora for dem, 
som i forvejen er en del af kunstscenen. I den forstand kan participa-
toriske kunstpraksisser hævdes at adressere dét, som Bishop omtaler 
som «a community of viewing subjects with something in common».24 
Det vil sige en forsamling af ligestillede og ligesindede deltagere, der 
reproducerer eksisterende sociale hierarkier snarere end at ombryde 
dem. I lighed med Bishop finder jeg det utilstrækkeligt at udlede, at 
kunstprojekter er demokratiske og socialt inkluderende, alene fordi de 
involverer borgerne i deres tilblivelsesproces, ligesom jeg tilslutter mig 
forestillingen om, at friktionsfyldte og forhandlingsbaserede fælles-
skabsdannelser kan rumme et politisk potentiale, idet de, netop ved 

24	 Bishop 2004: 68.

	↗ Yellow House i Boden, et af de steder, hvor Sandi Hilal etablerede Al Madhafah/The 
Living Room. Foto: Elias Arvidsson Kronlid/Statens konstråd.
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at tydeliggøre spændinger og skævvredne magtforhold, kan skabe 
en gunstig grobund for at gentænke dem.25 Af samme grund vil jeg 
argumentere for, at det i det følgende er vigtigt at foretage en mere 
specifik analyse af, hvilke typer af fællesskaber der bliver etableret qua 
Al Madhafah/The Living Rooms platforme, for hvem, og med hvilke 
effekter til følge.

Skabelsen af forskellige former for 
sociale fællesskaber

Såvel de fysiske rammer som de deltagende gæster og program-
satte aktiviteter har selvsagt varieret i de forskellige realiserede 
versioner af projektet. Platformen på ArkDes blev eksempelvis 
realiseret inden for rammerne af en velrenommeret arkitektur- og 
designinstitution i Stockholm, der har til huse i samme kompleks 
som Moderna Museet på Skeppsholmen. Som institution henvender 
ArkDes sig primært til hovedstadens arkitektur- og designinteres-
serede udstillingsbesøgende,26 og den begrænsede sig tidsmæssigt 
til visningsperioden for udstillingen Public Luxury i efteråret 2018. 
ArkDes-platformen var desuden kendetegnet ved at omfatte et ambi-
tiøst udtænkt og emnemæssigt vidtspændende diskursivt program, 
der blandt andet inkluderede introduktioner til det samlede projekt 
ved Hilal, samtaler om vidensproduktion og dennes rolle i samtidens 
kulturelt sammensatte samfund ved Mauricio Corbalan og Shahram 
Khosravi, samtaler om gæstfrihedsbegrebet ved Elena Isayev og 

25	 Bishop 2004: 77–79.
26	 Som det for eksempel fremgår af en optagelse fra en workshop afholdt på ArkDes 

12.10.2018, bestod de deltagende den dag primært af kunstnere, arkitekter, 
arkitektstuderende og forskere – de fleste med translokale baggrunde og med en 
ekspliciteret faglig interesse for problemstillinger relateret til grænsedragninger, 
migrationspolitik og forhandlede tilhørsforhold. http://www.decolonizing.ps/site/
stockholm-arkdes/ (senest tilgået 16.05.2022).
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Staffan Wille, workshops arrangeret af Tensta-Hjulsta kvinnocenter, en 
selvorganiseret forening for kvinder med translokale baggrunde, samt 
en event om gæstfrihed arrangeret specifikt for børn og deres familier.

Den fortsat aktive platform i Boden er, i modsætning hertil, karak-
teriseret ved en længere varighed og større grad af kontinuitet, idet 
den siden oprettelsen har fastholdt et dagligt aktivitetsprogram med 
deltagere fra det lokale boligområde. Hver lørdag er Yasmeen og Ibra-
him værter for et heldagsarrangement, hvor skiftende beboere agerer 
værter og underviser i madlavning, som de praktiserer den i deres 
respektive husholdninger.27 I forbindelse med at Ibrahim fik kørekort, 
arrangerede han desuden uformel teoriundervisning i The Yellow 
House, som man som gæst/besøgende kunne følge som supplerende 
forberedelse til kørekortseksamen.28 På baggrund af den store inter-
esse for undervisningstilbuddet valgte ABF (Arbetarnas Bildningsför-
bund), der som organisation er kendt for igennem længere tid at have 
haft fokus på arbejdet med flygtninge, efterfølgende at oprette officielle 
kurser i både teori og praksis, der var gratis for alle at deltage i.29 Efter 
noget tid endte ABF desuden med at kontakte de involverede i Al Mad-
hafah/The Living Room for at høre, om de ville kunne benytte lokalerne 
i The Yellow House et par gange om ugen, eftersom de mente, det ville 
være det bedste sted til at etablere kontakt til byens flygtninge og opnå 
viden om deres ønsker og behov for undervisningstilbud. På den måde 

27	 Arrangementerne har hidtil omfattet undervisning i madlavning fra bl.a. Somalia, 
Irak, Iran, Libanon, Indien, Afghanistan, Jordan, Yemen og Eritrea. For nærmere 
information om og for et visuelt indblik i disse arrangementer, se Facebooksiden 
Al-Madafah – The Living Room in Boden: https://www.facebook.com/Al-Madafah-
The-Living-Room-in-Boden-575737092844658/ (senest tilgået 16.05.2022).

28	 For mere info, se: http://www.decolonizing.ps/site/boden/ (senest tilgået 
16.05.2022).

29	 ABF er eksempelvis også aktivt involveret som samarbejdspartner i Silent Univer-
sity Stockholm, en solidarisk platform for vidensdeling blandt flygtninge, migranter 
og asylansøgere initieret af den kurdiske kunstner Ahmet Öğüt. For yderligere infor-
mation herom, se Silent University Stockholm. (2016). «Twice a week is not enough». 
I F. Malzacher, A. Ögut & P. Tan (red.). The Silent University: Towards a transversal 
pedagogy. Sternberg Press.
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er de spontant organiserede, bottom-up-drevne aktiviteter i The Yellow 
House over tid blevet suppleret med mere institutionaliserede under-
visningsformater, der bliver til i samarbejde med en lokalt velforankret 
organisation som ABF, og som skaber nye sociale kontaktflader for 
stedets faste brugere.

Opsummerende kan man således sige, at platformene beliggende 
i Stockholm bidrager til at udvide projektets indledningsvise fokusom-
råde ved her også at lade andre end folk med flygtningebaggrund agere 
værter. På den måde bliver projektets undersøgelse af præmisserne for 
fællesskabsdannelser og af de forskellige – og ofte magtmæssigt skæv-
vredne – muligheder for at agere vært gjort til anliggender, der vedrører 
andre dele af det svenske samfund, og ikke kun nytilkomne flygtninge 
og medlemmer af såkaldte minoritetsmiljøer. Samtidig bidrager Hilals 
eget hjem – og, kunne man her tilføje, den midlertidigt realiserede 
platform på ArkDes – til dannelsen af midlertidige sociale kontaktzoner, 
der primært henvender sig til kunst- og kulturinteresserede udstillings-
besøgende i hovedstadsregionen, og som har særligt fokus på speku-
lative og kritisk reflekterende diskussioner vedrørende de ulige vilkår for 
deltagelse i sociale fællesskaber, som kendetegner samtidens stadig 
mere etnisk og nationalt blandede samfund.

Platformen i Boden er derimod – i kraft af sin lokale forankring 
blandt beboerne i og omkring The Yellow House, sit anvendelsesorien-
terede og bottom-up-drevne aktivitetsprogram og sin tidsligt udstrakte 
modus operandi – lykkedes med at opbygge mere varige, praksisbase-
rede og socialt forpligtende fællesskaber. I den forstand kan de siges i 
praksis at aktivere den socialiseringsproces, som den postmarxistiske 
filosof og kulturteoretiker Gerald Raunig betegner som becoming-
common. Med dette begreb henviser Raunig til skabelsen af et socialt 
fællesskab, der er kendetegnet ved en varig og dermed også mere kon-
tinuerlig interaktion, ved udvisning af omsorg og ved en eksperimente-
rende udvikling af nye og mere egalitære måder at leve sammen på.30 

30	 Raunig 2013: 169.
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Ifølge Raunig implicerer en becoming-common således en fortsat og 
foranderlig selvorganiseringsproces, hvor forskellige typer af ressour-
cer lokaliseres, deles og bringes i spil, således at nye solidariske fæl-
lesskaber kan tage form. I The Yellow House sker dette eksempelvis, 
ved at deltagerne alle – på skift, men på lige vilkår – får mulighed for at 
agere værter, ved at de hver især bringer forskellige ressourcer såsom 
madkundskaber, akademiske kvalifikationer, kontakter til interesseor-
ganisationer og viden om lokalsamfundet i spil i fællesskabet, og ved at 
de hjælper hinanden med diverse praktiske ting og udveksler erfaringer 
vedrørende boligforhold, kursustilbud og arbejdsmuligheder. Stedets 
omsorgsfulde omgangsform viser sig desuden ved, at de involverede 
borgere engagerer sig aktivt i hinandens børn, eksempelvis ved at tage 
initiativ til at afholde fællesaktiviteter såsom tegneworkshops, læsear-
rangementer og eidfester, hvor der bliver serveret kage og uddelt små 
dekorerede poser med slik og gaver til alle børnene. I lighed med Al 
Madhafah/The Living Rooms platforme i almindelighed, og den her 
analyserede platform i Boden i særdeleshed, er Raunigs begreb om 
becoming-common desuden karakteriseret ved at arbejde med åbne 
og vertikalt orienterede institutionspraksisser, eller instituent practices, 
som han kalder dem, der bidrager til at konstituere sociale fællesskaber 
i et aktivt krydsfelt mellem kollektiv kunstproduktion og politisk aktivis-
me.31 Det er imidlertid en vigtig pointe, at de sociale fællesskaber, som 
skabes i kraft af et projekt som Al Madhafah/The Living Room i Boden, 
ikke alene er kendetegnet ved harmonisk sameksistens, men også ved 
friktionsfyldte forhandlingssituationer. Spørgsmålet, som melder sig i 
umiddelbar forlængelse heraf, er derfor, hvilke effekter Al Madhafah/
The Living Rooms æstetisk-politiske praksisser producerer. Med 
henblik på at besvare dette spørgsmål vil jeg i det følgende afslutnings-
vis vende mig mod begrebet Al Madhafah og Halils dertil knyttede poli-
tiske fordring om praktiseringen af en radikal form for gæstfrihed.

31	 Raunig 2013: 175.
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Gæstfrihed som magtinfiltreret gestus

Som projekt fremstår Al Madhafah/The Living Room som en assemblage 
af heterogene elementer bestående af arkitektonisk gestaltede mødeste-
der, fysiske genstande såsom tæpper, puder og kaffekander, sociale inter-
aktioner og diskursive programmer omfattende kuraterede talks, samtaler, 
workshops med mere. Assemblagens mange forskelligartede elementer 
bliver imidlertid kædet sammen til en komposit enhed ved hjælp af begre-
bet Al Madhafah, der indgår i projektets titel. Dette henviser til det arabiske 
udtryk Al Madhafah: en dagligstue dedikeret til gæstfrihed.32 DAAR påpe-
ger, at udtrykket blev valgt, fordi det som arkitektonisk fænomen netop er 
kendetegnet ved at være situeret i et flydende og udefinerbart grænsefelt, 
der udfordrer vante forestillinger om et dikotomisk forhold mellem private 
og offentlige rum, gæster og værter, inkluderede og ekskluderede:

It [Al Madhafah] has the potential to subvert the role of guest and host 
and give a different socio-political meaning to the act of hospitality. 
It seeks to mobilize the condition of permanent temporariness as an 
architectural and political concept able to challenge the binaries of 
inclusion and exclusion, public and private, guest and host. It activates 
the rights of temporary people to host and not to be eternally a guest, 
the right to claim life in the new destination but without feeling obliged 
to revoke the desire to belong to the life back home.33

32	 Som eksempler på andre aktuelle kunstneriske, kuratoriske og institutionelle prak-
sisser, der ligeledes arbejder med gæstfrihedsbegrebet som centralt omdrejnings-
punkt, kan man nævne Louise Lawlers kunstprojekt This Card, som hun bidrog med 
på udstillingen The work shown in this space is a response to the existing condi-
tions and/or work previously shown within the space 3 på neugerriemschneider 
i Berlin i 2000, det kuratoriske projekt Arts and Foods: Rituals Since 1851 vist på 
Triennale di Milano i 2015 samt udstillingsstedet SAVVY Contemporary i Berlin, hvis 
institutionelle praksis er kendetegnet ved at tage afsæt i «hospitality» og «radical 
conviviality». Se Ndikung 2017.

33	 Se DAAR: Introduction living room: http://www.decolonizing.ps/site/introduction-
living-room/ (senest tilgået 16.05.2022).
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Som det fremgår af ovenstående citat, problematiserer den arkitekto-
niske term Al Madhafah desuden – i lighed med det kulturanalytiske 
begreb om det postmigrantiske34 – forestillingen om en forskelssæt-
tende opdeling mellem oprindelige ‘vi’-grupper og ‘de’-grupper: en 
forestilling, der traditionelt tilskriver ‘vi’-grupper en privilegeret position 
som værter, hvorimod ‘de’-grupper på tilsyneladende ubestemt tid 
fastholdes i deres roller som nytilkomne gæster.

Forestillingen om et tilsyneladende oppositionelt forhold mellem 
‘vi’-grupper og ‘de’-grupper er, ifølge Hilal, tæt forbundet med asymme-
triske magtrelationer og virksomme eksklusionsmekanismer. Hun påpe-
ger således, at værtsrollen traditionelt bliver forbundet med forestillinger 
om agens, hvorfor Al Madhafah/The Living Rooms forhandlinger af, 
hvem der kan hævde retten til at indtage denne rolle, tydeligvis tilskrives 
en magtkritisk og politisk funktion. Hvem der besidder nøglerne til dag-
ligstuens sociale kontaktzone, anskues af samme årsag som et koncep-
tuelt og magtrelateret spørgsmål snarere end et praktisk:

Who has the key to the living room is a conceptual question, not a practi-
cal one. When we talk about a collective space like the Madhafah on the 
ground floor of the Yellow House, it is important to understand who has 

34	 Her skal det nævnes, at begrebet om det postmigrantiske til at begynde med pri-
mært blev brugt til at referere til individer og grupper, der ikke selv har migreret, men 
som har en såkaldt migrationsbaggrund (Yildiz 2010). Som kulturteoretikerne Anne 
Ring Petersen og Moritz Schramm har påpeget, rummer denne brug af termen 
imidlertid en potentiel faldgrube, idet den har tendens til at opstille «en nærmest 
ontologisk forskel mellem den oprindelige ‘vi’-gruppe og ‘de’-gruppen, nu i skik-
kelse af hybridiserede og integrerede unge efterkommere opvokset som statsbor-
gere i et europæisk land.» (Petersen & Schramm 2016: 184). Flere teoretikere er da 
også i stigende grad begyndt at benytte begrebet om det postmigrantiske som et 
analytisk perspektiv (Yildiz 2010, Foroutan 2015, Römhild 2015). Herved betones 
det, at det postmigrantiske ikke henviser til identitetsdannelse blandt bestemte indi-
vider og grupper, der herved skilles ud fra både majoritetssamfundet og minoriteten 
af egentlige migranter. Det refererer derimod til et perspektiv, som kan benyttes til 
at analysere de forandringsprocesser, som migrationsbevægelser afstedkommer i 
samtlige dele af samfundet.
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the keys, who lets people in and out, whether the door is always open 
or if it can be closed when needed, etc. These are the operative terms 
to understand if we want to change existing power structures within the 
domain of refugee integration.35

En central ambition med Al Madhafah/The Living Rooms etablering af 
kulturelt sammensatte kontaktsteder defineres følgelig som et forsøg 
på at tydeliggøre værtsrollens virksomme magtstrukturer og gøre de 
dertil knyttede konflikt- og forhandlingssituationer produktive i poli-
tisk forstand. Al Madhafah/The Living Room placerer sig herved i et 
interessant spændingsfelt mellem ubetinget og betinget gæstfrihed, 
det vil sige mellem på den ene side en celebrering af en fuldkommen 
betingelsesløs modtagelse og accept af alle, der befinder sig i tilstande 
af bevægelse, og som er interesserede i at tage imod den gæstfrie 
gestus, og på den anden side en bevidsthed om de altid eksisterende 
magtforhold, marginaliseringer og eksklusionsmekanismer, som legi-
timeres inden for feltet ved hjælp af diverse regler og reguleringer.36 
På denne måde udstiller og undersøger projektet gæstfrihedsbe-
grebets indbyggede konflikter, paradokser og magtforhandlinger.37 
Eksempelvis i forhold til hvem der udsteder invitationer, planlægger 
aktivitetsprogrammer, tilbyder kaffe og søde sager til de fremmødte, 
besidder nøgler til mødestedet, føler sig mest hjemme i omgivelserne, 
kender til skrevne og uskrevne regler for opførsel på stedet, håndterer 

35	 Sandi Hilal: «Al Madhafah: The living room – from Palestine to the Arctic Circle», 
https://sharedhistory.eu/11-archive/44-al-madhafah (senest tilgået 16.05.2022).

36	 For en nærmere uddybning af de her skitserede positioner, se Jacques Derrida 
og Anne Dufourmantelles indflydelsesrige tekst om gæstfrihedsbegrebet: «Of 
hospitality: Anne Dufourmantelle invites Jacques Derrida to respond» (Derrida & 
Dufourmantelle 2000).

37	 I forbindelse med en samtale mellem Sandi Hilal og Charles Esche afholdt på 
IASPIS 04.09.2019 ekspliciterer Hilal, at hun på denne måde forsøger at politisere 
gæstfrihedsbegrebet med henblik på at tilskrive de deltagende aktører en øget grad 
af agens. http://www.decolonizing.ps/site/eindhoven/ (senest tilgået 16.05.2022).
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kommunikation med eksterne aktører, krediteres som værter i medie
kontekster med mere.

Som Beatrice von Bismarck har bemærket, implicerer den gæstfri 
handling som oftest både en generøs sikring af den modtagne gæsts 
overlevelse, velbefindende og anerkendelse og en samtidig og hermed 
forbunden opkvalificering af værtens sociale, økonomiske, kulturelle 
og symbolske kapital.38 Relationen mellem gæst og vært er med andre 
ord kendetegnet ved at være reciprok og spundet ind i et gensidigt 
betinget udvekslings- og magtforhold. Al Madhafah/The Living Room 
undersøger netop dette forhold, det vil sige hvad der sker, når nogen 
indtager rollen som henholdsvis vært og gæst, hvilke regler og kon-
ventioner som knytter sig til disse positioner, samt hvilke konsekvenser 
det får, når rollerne ombyttes og magtrelationerne på den måde bliver 
genforhandlet.

Det er på denne måde en vigtig pointe, at Al Madhafah/The Living 
Room skaber plads til friktion, uenigheder og forhandlingssituatio-
ner – både i forholdet mellem værter og eksternt inviterede gæster 
og internt blandt stedets fast involverede brugere. Et paradigmatisk 
eksempel herpå er de fast tilbagevendende arrangementer i The Yellow 
House, hvor lokale repræsentanter fra forskellige partier inviteres til 
at spise med, socialisere og diskutere politik. Dette har blandt andet 
medført, at en repræsentant fra det omdiskuterede højreradikale parti 
Sverigedemokraterna blev inviteret til et arrangement i huset. Eftersom 
Sverigedemokraterna har markeret sig ved en stærkt nationalistisk 
og indvandringsfjendsk agenda, førte lokalpolitikerens besøg i The 
Yellow House ikke overraskende til tilspidsede diskussioner mellem 
stedets faste brugere og den inviterede gæst. Det førte imidlertid også 
til interne stridigheder, idet visse af husets brugere mente, at det var 
vigtigt på denne måde at skabe en platform for diskussion, de radikale 
politiske uoverensstemmelser til trods, mens andre argumenterede 
for, at man af principielle årsager aldrig bør agere værter for politiske 

38	 von Bismarck & Meyer-Krahmer 2016: 11.
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repræsentanter fra den yderste højrefløj, idet man hermed bidrager til 
at give dem taletid og legitimere deres politiske projekt.39

Al Madhafah/The Living Room kan i den forstand anskues som en 
aktualisering af dét, som Mary Louise Pratt har benævnt en kontakt-
zone: et socialt interaktionsfelt, der netop er kendetegnet ved, at roller 
og positioner fremtræder som et resultat af magt- og konfliktrelaterede 
forhandlingssituationer og derfor potentielt set også kan forrykkes, for-
skydes og ombyttes.40 Al Madhafah/The Living Room fungerer herved 
som en friktionsfyldt kontakt- og konfliktzone, der tydeliggør eksiste-
rende magtrelationer, og som på baggrund heraf søger at forhandle, 
hvem der har ret til at agere værter i samtidens pluralistiske samfund. 
Der er således ikke tale om et magtfrit rum, men derimod om en zone 
gennemtrukket af diverse magtrelationer: En zone, hvor nye typer af 
fællesskaber og solidariske alliancer kan dannes og baserer sig på 
fælles interessefelter, sociale aktiviteter og politiske anskuelser snarere 
end på eksternt tilskrevne etniske, kulturelle og religiøse identiteter. 
Anskuet ud fra en postmigrantisk optik bidrager Al Madhafah/The 
Living Room på denne måde til tydeliggørelsen af samtidens kulturelt 
sammensatte kontaktzoner som magtinfiltrerede forhandlingszoner 
kendetegnet ved ulige vilkår for deltagelse og for – mere specifikt – at 
agere værter. De friktionsfyldte relationer opstår først og fremmest ved, 
at mennesker fra diverse etniske, sociale, kulturelle og økonomiske 
kontekster bringes sammen på en sådan måde, at deres vidt forskellige 
muligheder bliver ekspliciteret. Man vil selvfølgelig kunne indvende, 
at projektet har en begrænset rækkevidde, i og med at det primært 
henvender sig til deltagere on site samt til inviterede gæster fra de 
respektive lokalområder. Ikke desto mindre vil jeg argumentere for, at 

39	 Observationerne ovenfor baserer sig dels på et semistruktureret Skype-
interview, som jeg foretog med Hilal 11.09.2020, dels på materiale hentet fra 
Facebooksiden Al-Madafah – The Living Room in Boden, særligt opslaget fra 
23.10.2019, https://www.facebook.com/Al-Madafah-The-Living-Room-in-
Boden-575737092844658/ (senest tilgået 16.05.2022).

40	 Pratt 1991.
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et projekt som Al Madhafah/The Living Room udpeger en vigtig vej for 
samtidens kunstpraksisser, idet socialitetens eksisterende spilleregler 
gøres til genstand for kritiske forhandlinger, refleksioner og interventio-
ner. Det er således netop i kraft af dets evne til at skabe lokalt forank-
rede sociale fællesskaber på splittelsens præmisser, der peger på 
muligheden for at anskue og anvende samtidens sociale kontaktzoner 
på alternative måder, at projektets politiske potentialer kan lokaliseres.

Denne artikel er udgivet med afsæt i forskningsprojektet «Together-
ness in difference: Reimagining identities, communities and histories 
through art», der er støttet af Novo Nordisk Fonden (bevilling NNF 
19OC0053992).
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Hyperteatral og paradoksal 
uenighetsdramaturgi
Av Siemke Böhnisch

Embracing paradox is a core method for dealing with conflict.
Bernard Mayer, The Conflict Paradox1

Er det mulig å være rykende uenig om betente samfunnsspørsmål og 
samtidig være i et fellesskap med dem du er uenig med? Hva skal til for 
at et uenighetsfellesskap oppstår? Det er liten tvil om at uenighetsfel-
lesskap er viktig for demokratisk samhandling, men slike fellesskap ser 
ut til å være en mangelvare i dag. Hvilken rolle kan teater som medium 
og kunstform spille i den sammenheng?

I denne artikkelen ser jeg på et aktuelt scenekunstprosjekt som på 
mange måter sprenger grensene til teateret, mens det samtidig jobber 
med kunstformens grunnprinsipper og institusjoner: Sløserikommi-
sjonen av Traavik.info.2 Jeg skal undersøke hvordan prosjektet jobber 
med uenighet, hvilke fellesskap det intervenerer i, og hvordan det 
kan være relevant for uenighetsfellesskap og demokratisk samhand-
ling i dag. Som teaterforsker fokuserer jeg her på dramaturgien. Jeg 

1	 Mayer 2015: 269.
2	 Traavik.info 2021.

Böhnisch, S. (2022). Hyperteatral og paradoksal 
uenighetsdramaturgi. I M. Fieldseth, H.H. Stien 
& J. Veiteberg (red.). Kunstskapte fellesskap 
(s. 367–399). Fagbokforlaget.
DOI: https://doi.org/10.55669/oa130512

This work is licensed under the Creative Commons Attribution-NoDerivatives 4.0 International License. To 
view a copy of this license, visit https://creativecommons.org/licenses/by-nd/4.0/

https://doi.org/10.55669/oa130512
https://creativecommons.org/licenses/by-nd/4.0/


Kunstskapte fellesskap

368

analyserer den spesifikke uenighetsdramaturgien som ligger til grunn 
for og utvikler seg i og rundt prosjektet.3

Denne artikkelen er skrevet parallelt med at scenekunstprosjektet 
utviklet seg, og kan leses både som et dokument av og en refleksjon 
over den (i skrivende stund) uavsluttede prosessen. Jeg retter søke-
lyset mot det dramaturgiske konseptet og det konfliktfylte forløpet 
som leder frem til de sceniske forestillingene. Prosjektet har helt siden 
annonseringen vært meget omstridt og omdiskutert innad i det frie 
scenekunstfeltet i Norge.4 Samtidig er det institusjonelt trygt forankret 
i feltet. Morten Traaviks kunstnerskap har vært fremtredende interna-
sjonalt siden midten av 2000-tallet, Traavik.info mottar finansiering 
fra den mest prestisjefylte støtteordning for fri scenekunst i Norge, og 
Sløserikommisjonen co-produseres av BIT Teatergarasjen, ett av de 
ledende programmerende teatrene.

Helt siden Miss Landmine-prosjektene (2006–2010), som tok form 
av en skjønnhetskonkurranse for kvinnelige landmineofre, har Traaviks 
arbeider skapt offentlige kontroverser.5 Sløserikommisjonen er altså 
ikke et unntak, men skiller seg likevel ut siden de offentlige kontrover-
sene denne gang oppstår innad i scenekunstfeltet. Kollegaer som tidli-
gere har forsvart Traaviks arbeider overfor en tilsynelatende kunstfjern 
eller kunstfiendtlig fordømmelse, er nå blant de uttalte kritikerne. Noen 
scenekunstnere har til og med prøvd å organisere motstanden innad i 
feltet med målet om å stanse Traaviks aktuelle prosjekt.6

Gitt den betente debatten om Sløserikommisjonen vil leseren kan-
skje umiddelbart spørre: Er du for eller imot? Og noen vil kanskje til og 
med innvende at en vitenskapelig artikkel om prosjektet gir (enda mer) 
oppmerksomhet til noe som er skjebnesvangert – for scenekunsten, 

3	 Jeg har lansert begrepet uenighetsdramaturgi i artikkelen Böhnisch 2019a.
4	 For en liste over medieoppslag om Sløserikommisjonen, se BIT Teatergarasjen 

2021a og Traavik.info 2021.
5	 Se Fieldseth 2019. Traaviks prosjekter har til tider også skapt kontroverser innad i 

Kulturrådet som har blitt offentlig, se Fidjestøl 2015: 285–288 og 315–317.
6	 Bjørk 2021.
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for kunstnere, for kunstfinansiering og for fellesskapet. Uansett ståsted 
er det ikke tvil om at casen er vanskelig å håndtere. Ikke desto mindre 
er den meget relevant i vår sammenheng. Den rammer direkte, om enn 
på intrikat vis, bakgrunnen for forskningsprogrammet Kunstskapte 
fellesskap: spørsmålet om utforming og legitimering av offentlig støtte 
til den frie kunsten. I Sløserikommisjonen åpnes dørene på vidt gap 
for kritikere som høylytt og polemisk diskrediterer Kulturrådets kunst
støttepraksis.

Før jeg griper fatt i den betente casen, vil jeg se på noen premisser, 
antakelser og begreper som ligger til grunn for min tilnærming.

Teater som kunstform

Teater er en kollektiv kunstform. Mennesker må samarbeide for å få til 
en teaterforestilling, og når den er ferdigprodusert, spilles den for et 
publikum som opplever den sammen. Både produksjon og resepsjon 
er altså kollektiv. Distribusjonen skjer som regel i et fysisk rom, her og 
nå, gjennom aktører som er presente på scenen og et fysisk tilstede-
værende publikum i salen. Denne «co-presensen» har blitt opphøyd til 
kunstartens egenart.7 Mindre essensialiserende kan vi si at teater som 
oftest forutsetter at folk samler seg på et sted og tilbringer et stykke tid 
i fellesskap. Det er derfor et privilegert medium for dannelse, bekref-
telse og transformasjon av fellesskap gjennom forsamling.

Med henvisning til teaterets funksjon i det antikke Hellas kjen-
ner vi til den emfatiske koblingen mellom teater og demokrati knyt-
tet til forsamlingsaspektet. Forsamlingen av alle «frie»8 borgere på 
teateret bekreftet fellesskapet og ble samtidig brukt til å forhandle 
spørsmål med vesentlig relevans for nettopp dette fellesskapet. Men 

7	 Se for eksempel Fischer-Lichte 2004.
8	 Som kjent ekskluderte denne forsamlingen alle borgerne som ikke var tilkjent denne 

statusen.
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det er ikke gitt at teaterets forsamlinger og transformerende poten-
sial er demokratisk eller demokratiserende. Vi behøver ikke gå langt 
tilbake i teaterhistorien for å finne et slående moteksempel: nazistenes 
Thingspiele som var designet til å forme og bekrefte die Volksgemein-
schaft («folkefellesskap») i tråd med diktaturets totalitære ideologi.9

Uenighetsfellesskap og demokratisk offentlighet

Når vi spør etter forholdet mellom kunst og sosiale fellesskap i denne 
antologien, er det viktig å presisere det anvendte fellesskapsbegrepet. 
Jeg tematiserer uenighetsfellesskap – et begrep som i de seneste 
årene har fått en viss popularitet i den norske offentlige samtalen. 
Det blir da ofte brukt i betydning «å være enig om å være uenig». Min 
begrepsbruk er derimot mer spisset. Jeg henter begrepet fra en teori 
om demokratisk samhandling som ble utviklet av den norske sosio-
logen Lars Laird Iversen.10 I boken Uenighetsfellesskap: Blikk på 
demokratisk samhandling kritiserer Iversen ideen om at fellesskap, 
både store forestilte fellesskap (som nasjoner) og mindre ansikt-til-
ansikt-fellesskap (som klasserom), er basert på delte verdier.11 Iversen 
argumenterer for at denne ideen er feil, rent deskriptivt, og at den i til-
legg har alvorlige konsekvenser. Blant annet fører den, ifølge Iversen, til 
«dypere og mer fastlåste skillelinjer mellom grupper og folk».12

Iversen har utviklet ideen om uenighetsfellesskap med utgangs-
punkt i ansikt-til-ansikt-samhandlingsgrupper, nærmere bestemt i sin 
forskning på samhandling i klasserom. Derfra utvidet han teorien til 
å omfatte både et mikronivå og et makronivå. Mikronivået handler om 
individer som et indre uenighetsfellesskap, mens makronivået handler 

9	 Se Annuß 2019, som blant annet tematiserer forholdet mellom propaganda og 
kunstnerisk avantgarde.

10	 For den følgende korte fremstillingen av Iversens teori, se Böhnisch 2019a: 71–72.
11	 Iversen 2014.
12	 Iversen 2014: 11.
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om nasjonale fellesskap.13 Et idealtypisk uenighetsfellesskap er ifølge 
Iversen:

[E]n gruppe mennesker

1	 som er kastet sammen i et skjebnefellesskap
2	 med ureduserbar, men ikke-voldelig uenighet seg i mellom [sic],
3	 og som står overfor en prosess som med nødvendighet innebærer 

et valg av felles handling.14

Demokratiske stater med en fungerende offentlighet kommer ifølge 
Iversen svært nær et idealtypisk uenighetsfellesskap.15 Det er imidlertid 
liten tvil om at offentligheten i de vestlige demokratiene er i krise, mens 
tolkningen av denne krisen er omdiskutert.

Jeg vil fremheve to tilsynelatende motstridende tendenser: Offent-
ligheten i dag er preget av både for mye og for lite konflikt.16 På den 
ene siden ser vi et økt verbalt konfliktnivå. Terskelen for bruk av hatre-
torikk, verbale trusler og personangrep ser ut til å bli lavere og lavere, 
med digitale sosiale medier og kommentarfeltene i redigerte medier 
som muliggjørende og pådrivende teknologi. På den andre siden tyder 
også mye på at vi lever i et samfunn og en tid der mulighetsrommet for 
legitime og nødvendige konflikter snevres inn. Betegnelsene «postpo-
litisk» eller «postdemokratisk tidsalder» setter denne samtidsdiagno-
sen på spissen. Økende rettsliggjøring, en globalisert økonomi og et 
tilsynelatende alternativløst samfunnssystem etter Berlinmurens fall er 
blant faktorene som kan anføres som bakteppe for denne utviklingen.

13	 Iversen 2014: kapittel 1 («Du er et uenighetsfellesskap – indre uenighet er en del av 
deg») og kapittel 3 («Norge som uenighetsfellesskap»).

14	 Iversen 2014: 14–15.
15	 Iversen 2014: 15.
16	 Denne tesen har jeg, sammen med min kollega Randi M. Eidsaa, lagt frem og utfol-

det i antologien Kunst og konflikt (Böhnisch & Eidsaa 2019a). De følgende avsnitt er 
basert på innledningskapittelet (Böhnisch & Eidsaa 2019b) til denne antologien.
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Iversen tegner ikke et så omfattende bilde, men konsentrerer seg 
om nordiske og særlig norske forhold. Han påpeker at «retorikken om 
verdifellesskap» har blitt nærmest enerådende i Norge i dag.17 Denne 
retorikken kan fremstå som en forsterkning av den ofte antatte nor-
ske konsensusorienteringen hvor åpen dissens, det vil si markant og 
vesentlig meningsforskjell, i liten grad verdsettes. Den nå domine-
rende ideen om at fellesskap er basert på en enighet om felles verdier, 
underkjenner, ifølge Iversen, betydningen av substansiell uenighet for 
demokratisk samhandling.

Å se på samfunn som uenighetsfellesskap utgjør en konkurrerende for-
klaring på hvordan samfunn henger sammen. I et uenighetsfellesskap 
er det ikke delte verdier som binder oss sammen, men delte utfordrin-
ger som vi må løse sammen. Den eventuelle enigheten som oppstår, er 
politisk – ikke før-politisk. Vi trenger ikke å være enige før vi diskuterer; 
vi trenger heller ikke å bli enige om alt. Vi må derimot klare å samhandle 
– og det krever en vilje til midlertidig enighet, kompromiss og gjensidig 
læring – samt overtalelse og meningers mot.18

Om vi følger Iversens tese om betydningen av uenighetsfellesskap for 
demokratisk samhandling i dag, blir svaret på den aktuelle utviklingen 
ikke å insistere på felles verdier, men å skape, forbedre og vedlikeholde 
gode rammer for uenighet. Sosiologen Iversen nevner lærere, politikere 
og avisredaktører som sentrale eksempler på folk som kan være uenig-
hetsarkitekter.19 Jeg har foreslått å tilføye teaterfolk på denne listen.20

17	 Iversen 2014: 11.
18	 Iversen 2014: 127, original kursivering.
19	 Iversen 2014: 27.
20	 Böhnisch 2019a.
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Ingen drama uten konflikt

Uenighet eller, mer poengtert, konflikt har tradisjonelt hatt en meget 
sentral plass i teaterets dramaturgi. Et velkjent ordtak er: «Ingen drama 
uten konflikt.» Konflikten driver ikke bare den tradisjonelle dramatiske 
handlingen fremover og skaper spenning, interesse og engasjement 
hos tilskueren, den har også vært ansett som det sentrale element 
som all handling springer ut fra. Enda mer grunnleggende kan vi si: 
Konflikt er den formale konstruksjonen som kan skape betydning, det 
som kan få et teaterstykke til å handle om noe. Men siden tradisjonelle 
dramaturgiske og sceniske former har blitt transformert, overskredet 
eller oppløst fra siste del av 1800-tallet, gjennom 1900-tallet og frem 
til i dag, har den dramatiske konflikten mistet sin selvfølgelige form og 
funksjon. I samtidsteaterets ulike dramaturgier er det derfor ikke lenger 
opplagt hvilke former og hvilken status konflikten har, hvor den er plas-
sert, og hvilken funksjon den har for teater som kunstform.21

Når jeg spør etter teaterets mulighet for å danne eller legge til rette 
for uenighetsfellesskap, er jeg interessert i konflikt som del av en publi-
kumsdramaturgi. Jeg ser etter forestillinger hvor det legges til rette for 
eller jobbes med uenighet innad i publikum, og – enda mer spesifikt – 
hvor denne uenigheten trer frem, kan fornemmes eller blir artikulert, og 
hvor den får en betydning for selve forestillingen.22

Teaterets mikrooffentlighet som 
medium for uenighetsfellesskap

Som kollektiv kunstform disponerer teater et spesifikt offentlig rom. 
Dette rommet er forholdsvis overskuelig, håndgripelig og konkret 
sammenlignet med mange andre medier. Det skaper en kollektiv og 

21	 Mer om dette i Böhnisch & Eidsaa 2019b: 16–18.
22	 For en tidligere analyse av to caser, se Böhnisch 2019a.
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offentlig ansikt-til-ansikt-situasjon, en situasjon som potensielt er sosi-
alt forpliktende og ansvarliggjørende. Ansvaret blir forsterket gjennom 
den gjensidige avhengigheten mellom å spille for/vise noe (aktører) og 
å se på/lytte til (tilskuere).

Uenighetsfellesskap oppstår i og gjennom samhandling.23 Tea-
tersituasjonen er basert på ritualer og spilleregler for samhandling 
som kan skape en fornemmelse av å sitte i samme båt – forut for og 
uavhengig av delte meninger eller verdier. Denne samhandlingen kan 
fremstå som robust og skjør på samme tid.24 Teatersituasjonen gir 
dermed fornemmelsen av å være kastet inn i et skjebnefellesskap, 
men den gir større frihet til å tre inn i og tre ut av den enn de fleste 
skjebnefellesskap utenfor teateret gir.25 Jeg antar derfor at teateret 
kan brukes som laboratorium for uenighet på områder hvor det av 
ulike grunner er vanskelig eller umulig å få til et uenighetsfellesskap i 
en større offentlighet.

Samtidig er det ikke gitt at mikrooffentligheten som dannes innen-
for teaterets fire vegger, blir relevant for en større offentlighet. Teateret 
har for lengst mistet sin funksjon som sentral arena for allmenn offent-
lig diskurs og debatt, altså for den demokratiske offentligheten i spe-
sifikk forstand. Denne funksjonen har blitt overtatt av andre medier, 
først av massemediene, så i tillegg av de sosiale digitale mediene. Ved 

23	 Uenighetsfellesskap er i den forstand et særtilfelle av «Fellesskap som interaksjon», 
jf. Tjoras (2018) forslag til kategorisering av ulike typer fellesskap (se Tjora i denne 
boka): «hvordan fellesskap som interaksjon ikke bare innebærer at fellesskap kon-
tinuerlig skapes av dets medlemmer ved deres (for)handlinger, men at (for)handling 
og sosial interaksjon er selve fellesskapet» (Tjora 2018: 48, originale kursiveringer). 
Når det er sagt, så er det påfallende at Tjoras sentrale eksempel i dette kapittelet, 
«Festivalens rytmiske fellesskap» (Tjora 2018: 65–71), fremhever det samstemte. 
Uenighet og konflikt er mer eller mindre fraværende i dette perspektivet.

24	 For en nærmere redegjørelse, se Böhnisch 2019a.
25	 Denne friheten er graduell. Ubehaget og ufriheten som kan oppleves når en ønsker 

å forlate teatersalen underveis i en forestilling, gjenspeiler de sosiale forpliktelsene 
og spillereglene som preger teatersituasjonen. Samtidig er det uten tvil en mye 
lavere terskel å forlate dette temporære fellesskapet enn varige skjebnefellesskap 
utenfor teateret, som for eksempel familien, skoleklassen eller nasjonen.



Hyperteatral og paradoksal uenighetsdramaturgi

375

siden av den mediehistoriske utviklingen har scenekunstens tilbake-
trekning til et autonomt kunstrom under modernismen, til black boxen 
i bokstavelig og overført forstand, blitt anført som årsak til scenekun-
stens (selv)marginalisering. Teaterforskeren Christopher B. Balme går 
i sin bok The Theatrical Public Sphere så langt som å si at teateret har 
gitt opp eller forlatt sin offentlighetsstatus i den grad at forestillinger 
foregår i en kvasiprivat sfære med svært lite relevans for den gene-
relle offentligheten.26 Med dette som bakteppe trer Morten Traaviks 
kunstnerskap frem som en reaktivering av teaterets mikrooffentlighet 
gjennom en hyperkompleks kobling til samfunnets mediale makroof-
fentlighet.

«Hyperteater» og hyperteateranalyse

Traavik anvender begrepet hyperteater som en programmatisk 
betegnelse av sin scenekunstneriske praksis. «Hypertheatre (from 
ancient Greek: hyper, e.g. ‘over’, ‘more than’, ‘enhanced’, ‘extremely’) 
reaches beyond the usual, conventional, expected, and perhaps 
even sustainable boundaries of not only theatre as such, but even 
the notion of art itself.»27 I Traavik.infos kunstneriske manifest To 
be in it but not of it er det lett å gjenkjenne avantgardens agenda 
om å sprenge kunstens grenser for å nå ut i verden.28 Men her 
får overskridelsen en meget spesifikk og paradoksal vri. Den skal 
skje med hjelp av kunstformens eget apparat: «fuelled by the most 
basic and eternal principles, methods and creative processes of 
The Theatre».29 Likedan forkaster ikke Traavik.infos hyperteater 

26	 Balme 2014: 17. For en mer inngående fremstilling og drøfting av scenekunstens 
(selv)marginalisering, se min artikkel «Scenekunstens (for)handlingsrom etter 22. 
juli» (Böhnisch 2019b).

27	 Traavik.info u.å.: [punkt nr.] 1.
28	 Traavik.info u.å.
29	 Traavik.info u.å.: [punkt nr.] 1.
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kunstsystemets egne rom, det opererer både innenfor og utenfor 
disse kunstrommene. Manifestet beskriver ikke bare hyperteaterets 
hybride medialitet, det formulerer også den kunstneriske praksisens 
styrende poetiske verdier, dens eksplisitte poetikk.30 I vår sammen-
heng er særlig ett punkt av interesse som umiddelbart minner om 
uenighetsarkitektens oppgave: «5. Hypertheatre does not take sides. 
It insists on doubt, paradoxes, self-contradictions, inner tensions and 
polyphony of message(s).»31

Hyperteateret gir særegne premisser og utfordringer for en dra-
maturgisk analyse. Det er ikke gitt hva som hører til et hyperteatralt 
verk siden det skriver seg inn i og arbeider med en rekke kontekster, 
medier og (del)offentligheter: «Hypertheatre is happening both within 
and outside above mentioned arty-ficial boundaries simultaneously, in 
the multi-layered geographical, cultural, moral and political grey zones 
that make up the world as we know it.»32 Å skrive om slike verk inne-
bærer derfor å være med på å konstruere og konstituere verket. I møte 
med en hyperteatral kunstnerisk praksis må dessuten metaforen 
om teateret som laboratorium for et uenighetsfellesskap revurderes: 
«Where […] contemporary stage theatre (at its best) can be likened to 
a laboratory, hypertheatre is field work.»33 Mens man i et laboratorium 
jobber under kontrollerte forhold, innebærer feltarbeid å begi seg ut i 
verden og inn i pågående, uoversiktlige og i stor grad ukontrollerbare 
prosesser. Hvordan beskrive og analysere dramaturgien til et uavslut-
tet «hyperteatralt» verk som feltarbeid? Den følgende analysen kan 
leses som et forsøk på å håndtere dette åpne metodologiske spørs-
målet i praksis.

30	 Poetikk her forstått som kunstens refleksjonsteori, jf. Szatkowski 2020.
31	 Traavik.info u.å.: [punkt nr.] 5.
32	 Traavik.info u.å.: [punkt nr.] 4.
33	 Traavik.info u.å.: [punkt nr.] 4.
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(Re)konstruksjon av 
Sløserikommisjonen i prosess

Sløserikommisjonen skulle ha hatt verdenspremiere ved Festspillene i 
Bergen våren 2020 i form av to forestillinger. Den første forestillingen 
hadde tittelen «Presentasjon (Formålsparagraf og handlingsplan)» og 
skulle vises 20. mai 2020 på Den Nationale Scene (Lille Scene), mens 
den andre hadde tittelen «Konklusjon og anbefalinger» og skulle vises 
31. mai 2020 på Festplassen (Festivaltelt).34 Prosjektet var program-
mert i kategorien «Forstyrrelser» og ble publisert som programpost i 
januar 2020. Da Festspillenes program ble avlyst i april 2020 på grunn 
av koronapandemien, ble Sløserikommisjonen utsatt på ubestemt tid, 
før det i februar 2021 på nytt ble annonsert to forestillinger for hen-
holdsvis mai og juni 2021.35 Frem til da eksisterer forestillingene for 
offentligheten altså bare som rene forestillinger (å forestille seg noe: 
å anta, å tenke seg, å se for seg), mens hyperteateret har vært i gang fra 
før Festspillene i Bergen annonserte programmet i januar 2020.

Startskuddet falt 20. desember 2019, langt unna etablerte kunst- 
og kulturarenaer, da facebookprofilen med navn Sløseriombuds-
mannen la ut den 20. luken i sin såkalte julekalender for 2019.36 Den 
anonyme profilen, som på Facebook er kategorisert som «offentlig 
person», har publisert julekalendere siden 2017. Kalendernes «luker» 
inneholder som regel en post om en offentlig støttet («statsstøttet») 
scenekunstner, bestående av en kort tekst, inkludert online-referanser, 
og et kort videoklipp fra ett eller flere verk – presentert som eksempel 

34	 Festspillene i Bergen 2020: 24–25. Annonsert som co-produksjon av BIT Teaterga-
rasjen, Festspillene i Bergen, Rosendal Teater og Traavik.info, og som finansiert av 
«Norske skattebetalere v/Norsk kulturråd».

35	 Den første forestillingen under tittelen Sløserikommisjonen: Seksjon 1 – Vestland 
for 14. mai 2021, sted: Ole Bull Scene (Bergen), i samarbeid med BIT Teatergarasjen 
(BIT Teatergarasjen 2021b). Den andre på Traavik.info som «Part 2 – June 22 (venue 
and platform TBA)», se Traavik.info 2021.

36	 Sløseriombudsmannen 2019a og 2019b.
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på «sløseri» av skattepenger, samt påståtte rolleblandinger og nett-
verk innen kulturfeltet. Scenekunstnerne og prosjektene som trekkes 
frem, er hovedsakelig fra det frie feltet, støttet av Norsk kulturfond, det 
store, offentlige fondet for kunst og kultur som Kulturrådet forvalter. 
De utvalgte kunstnerne og prosjektene er anerkjente og meritterte i 
kunstfeltet, og facebookprofilens julekalender blir dermed en form for 
speilet kuratering, med motsatt fortegn og agenda. Postene inneholder 
en radikal redigering og forvrengning av verkene idet de korte video-
klippene tas ut av kontekst, med et åpenbart mål om å trigge lesernes 
engasjement og fordømmelse av bruk av skattemidler på de respektive 
kunstneriske prosjektene og kunstnerskapene. Postene har som regel 
også et innslag av ironi, sarkasme og humor og latterliggjør implisitt 
eller eksplisitt både verkene og kunstnerne.

Utenom de såkalte julekalenderne er kunst bare ett blant mange 
samfunnsfelt som «granskes» av den anonyme facebookprofilen for 
«sløseri» av skattemidler. Profilen har et stadig voksende antall føl-
gere – ca. 60 000 per desember 2019.37 Den holder høy aktivitet og 
poster nesten daglig. Postene får som regel hundrevis (og i noen tilfeller 
tusenvis av) reaksjoner (emojis) og tallrike kommentarer. De blir flittig 
delt på sosiale medier, og «sakene» og vinklingen får også et videre liv 
idet de har blitt plukket opp i andre medier.

Luke 20 i «Sløse-julekalender 2019» er ved første øyekast i tråd 
med det etablerte formatet.38 En «statsfinansiert» scenekunstner er 
valgt ut av Sløseriombudsmannen og navngitt i postens overskrift: 
Morten Traavik. Posten inneholder en kort introduksjon med blant 
annet informasjon om tildelte skattemillioner til Traavik, samt en kort 
video (2:07 min) med en åpenbar teatral iscenesettelse av og med den 
navngitte kunstneren. Men allerede første setning i facebookpostens 
introtekst markerer bruddet med det etablerte formatet og startskud-
det for hyperteateret: «NÅ SKJER DET TING. Vi blir utfordret av 

37	 Sløseriombudsmannen u.å.
38	 Sløseriombudsmannen 2019a.
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kunstner Morten Traavik til å samarbeide om en forestilling.»39 I mot-
setning til alle de andre lukene i julekalenderen er det ikke facebook-
profilens og følgernes (polemiske) blikk på kunstneren som uttrykkes, 
men omvendt, kunstnerens blikk og direkte henvendelse til Sløseriom-
budsmannen og dens følgere. Traavik ser rett inn i kamera når han på 
bergensdialekt sier:

Eg synes at vi bør gå sammen om et prosjekt. Eg synes at vi må kunne 
utfordre hverandre til en samtale som går litt dypere enn bare tastatu-
ret. Så, ka sier du? Hvis eg, som statsfinansiert kunstner […] klarer å få 
et [sic] prestisjefylt norsk scene til å gi oss plass – vil du være med meg 
da? […] å møtes på en ny arena. Eller: Vil dokker fortsatt sitte og klage 
på tastaturet? For – vi kan faktisk, tror eg, forandre noe sammen.40

Avsenderen er riktignok hybrid siden det er Sløseriombudsmannen 
som poster videoen. At videoen postes, kan neppe tolkes annerledes 
enn at samarbeidet i realiteten allerede er i gang. Selv om Sløseriom-
budsmannens følgere neppe er klar over det, er denne facebookposten 
åpningsscenen i Sløserikommisjonens hyperteatrale iscenesettelse.

Re-entry av omverdenen i systemet

Hvordan legges det dramaturgisk til rette for og arbeides det dramatur-
gisk med uenighet i Traaviks hyperteatrale konsept? Prosjektet impor-
terer en eksisterende dissens ved at en antagonist (eller protagonist 
– avhengig av iakttakelsesposisjonen), en kjent målbærer og pådriver 
av den polemiske kritikken som rettes mot navngitte kunstnere og 
offentlig kunststøtte, blir invitert opp på scenen («en prestisjefylt norsk 
scene»). Det skjer ved at kunstneren selv oppsøker og blir sluppet inn 

39	 Sløseriombudsmannen 2019a, originale versaler.
40	 Traavik i Sløseriombudsmannen 2019a: 0:25–1:30.
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på en annen scene, scenen som antagonisten råder over.41 Videre får 
antagonistens «følgere» funksjon som et (klage)kor. Det innebærer en 
spesiell form for publikumsinvolvering. Traavik henvender seg her til 
et publikum som er et uttalt antipublikum. Det er samlet i sin kollektive 
latterliggjøring av de scenekunstneriske uttrykkene som presenteres i 
videosnuttene, samt i sitt felles engasjement mot bruk av skattemidler 
på kunstprosjektene og de respektive kunstnerne. På underlig for-
vrengt vis bekrefter det sosiologen Arild Danielsens tese om at kunst 
kan «skape samlingspunkter som kan være utgangspunkt for sosialitet, 
og som kan underbygge eksisterende sammenslutninger».42 Samlin-
gen skjer med omvendt fortegn: den negative valueringen av kunsten.

Hyperteateret foretar her en radikal utvidelse av scenerommet. 
Sammenlignet med teaterets fysiske ansikt-til-ansikt-fellesskaper, 
er antipublikumet som samler seg foran (og på) Sløseriombudsman-
nens digitale scene vesentlig større og mindre overskuelig. Samtidig 
samler det seg med en selvforståelse som på sett og vis minner om 
forsamlingen av borgerne på teateret i det antikke Hellas: Sløseriom-
budsmannens «vi» konstrueres som et forestilt fellesskap av ansvar-
lige skattebetalere med omsorg for bruk av fellesskapets penger og 
politiske prioriteringer. Sett utenfra konstitueres dette «vi»-et gjennom 
en antagonistisk og populistisk konfliktdramaturgi som setter en folke-
lig «common sense» opp mot eliten (her representert ved en «sær» 
kunstutøvelse). Teknologisk er denne forsamlingen basert på den algo-
ritmestyrte dramaturgien til den sosiale medieplattformen Facebook. 
Den skaper rammer for samhandling som står i sterk kontrast til det jeg 
har beskrevet som ansvarliggjørende og sosialt forpliktende rammer til 
teaterets ansikt-til-ansikt-samhandling.

Traaviks invitasjon til samarbeid knytter direkte an til den mediespe-
sifikke situasjonen og setter implisitt teaterets tradisjonelle medialitet 

41	 Innpass skjer blant annet gjennom en selvironisk iscenesettelse av den «skattemil-
lionsløsende», champagnedrikkende kunstneren med egen travhest.

42	 A. Danielsen 2006: 118.
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opp imot den sosiale medierealiteten. Følgerne er tiltalt som noen som 
sitter og «klager på tastaturet». Invitasjonen er formulert som en «utfor-
dring» (et etablert format for samhandling i sosiale medier) til en sam-
tale som går «dypere enn tastaturet», det vil si øker kvaliteten på (den 
offentlige) samtalen. Dette skal skje via et møte på en ny arena, og ikke 
hvilken som helst, men «en prestisjefylt norsk scene». Formuleringen 
er tvetydig. Den alluderer teaterets tradisjonelle funksjon som «offent-
lighetens symbolske sted»,43 samtidig som den bygger opp under et 
syn på kunsten som sosialt høystatusfelt. Implisitt kan den også peke 
tilbake til facebookarenaens manglende kulturelle prestisje.

Videobudskapet som er postet i luke 20, minner på flere plan om 
en invitasjon til et uenighetsfellesskap i Iversens forstand.44 Det er 
en invitasjon til et samarbeid, et konkret prosjekt som skal realiseres 
sammen, ikke på tross av, men på tvers av en substansiell uenighet. 
Henvendelsen (og det potensielle samarbeidet) gir helt konkret anled-
ning til et nytt «vi», språklig realisert i bruken av første person plural i 
videobudskapet. Samarbeidet skal ikke bare være en samtale på tvers 
av en eksisterende uenighet, den skal ikke føres for samtalens skyld. 
Invitasjonen inneholder og forutsetter et ønske om en reell endring: 
«For – vi kan faktisk, tror eg, forandre noe sammen.» Hva det er som 
kan forandres og i hvilken retning, forblir usagt eller åpent.

Samtidig med at en eksisterende dissens blir importert i det hyper-
teatrale scenekunstprosjektet, er det en paradoksal intervensjon i et 
eksisterende enighetsfellesskap som utløser en form for sekundær 
uenighet innad i fellesskapet. Andre del av 1. scene i Sløserikommisjo-
nens hyperteater er kommentartråden som utvikler seg i luke 20. Traa-
vik deltar ikke i denne tråden, men facebookprofilen Sløseriombuds-
mannen oppfordrer til intern meningsytring i introteksten: «nå framover 
vil han [Traavik] altså ha en forestilling sammen med oss. Hva tror dere? 

43	 Jf. Lehmann 2004: 50, min oversettelse.
44	 Iversen 2014.
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Jeg tror vi kan få til noe morsomt her:)»45 Skal man delta eller ikke? Vil 
Sløseriombudsmannen miste legitimitet? Blir det ikke feil å delta i et 
skattefinansiert sløseriprosjekt når man samles om å kritisere sløse-
riet? Hvis man går med på prosjektet, har man latt seg lure på motstan-
derens banehalvdel?

Med hjelp av et systemteoretisk perspektiv kan vi få øye på den 
paradoksale dramaturgiske operasjonen: Den kunstneriske interven-
sjonen i det eksisterende kommunikasjonsfellesskapet (Sløseriom-
budsmannens «vi») kan beskrives som en re-entry av omverdenen 
i systemet. Jeg låner det systemteoretiske begrepet fra den tyske 
sosiologen og filosofen Niklas Luhmann.46 I systemteorien betegner 
re-entry den paradoksale operasjonen av gjeninnføringen «of the 
distinction into what it distinguished».47 Kunsten og kunstneren sniker 
seg inn på hovedscenen til sine verste (og i kunstfeltets øyne minst 
skikkede) kritikere.48 Samtidig forberedes det en re-entry av omvendt 

45	 Sløseriombudsmannen 2019a, min kursivering. Å spørre følgerne i stedet for å fast-
slå er et etablert retorisk virkemiddel i facebookprofilens poster.

46	 Se for eksempel Luhmann 2002/2017: 77–88, som i sin tur har hentet begrepet fra 
matematikeren George Spencer Brown, Laws of Form (1969).

47	 Luhmann 2000: 277. Et system (i systemteoretisk forstand), for eksempel kunst 
som ett av samfunnets funksjonssystemer, skiller seg fra omverdenen (altså «alt 
annet») gjennom en ledeforskjell (for eksempel kunst/ikke-kunst eller kunst/vir-
kelighet). I en såkalt re-entry «gjeninnskrives» denne distinksjonen i det som har 
blitt skjelnet. «Gjeninnskrivingen» av forskjellen er alltid en paradoksal operasjon. 
Luhmann skriver (i min oversettelse): «[F]orskjellen som gjeninntrer i seg selv, er 
den samme og ikke den samme på samme tid» (2002/2017: 85). Paradokset kan 
derimot oppløses eller utfoldes (engelsk: «unfold») når man skiller mellom en intern 
(førsteordens) og en ekstern (annenordens) iakttaker (Luhmann 2002/2017: 85). 
Mitt verkanalytiske grep og min forståelse av det hyperteatrale verks funksjon som 
feltarbeid er dermed avhengig av at jeg inntar posisjonen til en ekstern observa-
tør (som selvfølgelig er mer eller mindre fiktiv), samtidig som jeg er med på å (re)
konstruere verket. For en omfattende anvendelse av et systemteoretisk perspektiv 
i dramaturgisk og teatervitenskapelig teori og analyse, som min analyse er inspirert 
av, se Szatkowski 2019, Wihstutz 2012 og Nielsen 2011.

48	 Før Traavik gjorde sin entré, prøvde en håndfull scenekunstnere å være med på 
leken og samtidig kritisere eller latterliggjøre facebookprofilens prosjekt ved å delta 
aktivt i kommentarfeltet.



Hyperteatral og paradoksal uenighetsdramaturgi

383

karakter, sett fra kunstfeltets system. Hvis Sløseriombudsmannens 
følgere aksepterer den uhørte invitasjonen, vil kunstverdenens omver-
den, i form av et uttalt antipublikum, tre inn på «en prestisjefylt norsk 
(teater)scene».

Katalysator for dissens innad i scenekunstfeltet

Sceneskift, 2. scene i Sløserikommisjonens hyperteatrale prosjekt: 
10. januar 2020 publiserer Morten Traavik et debattinnlegg i Aftenpos-
ten.49 Samme dag publiseres også et intervju med Traavik på nettste-
det Scenekunst.no.50 Debattinnlegget i Aftenposten avsluttes med 
en utfordring om og invitasjon til å delta i prosjektet. Selv om denne 
invitasjonen adresseres til «både ‘folket’ og ‘eliten’», er det liten tvil om 
at også dette utspillet er en intervensjon i et tilsynelatende verdi- og 
enighetsfellesskap. Debattinnlegget tar tak i og knytter direkte an til en 
perfekt (utilsiktet) pasning i form av Per Christian Selmer-Anderssens, 
Aftenpostens teateranmelder, personlige oppsummering av scene-
kunståret 2019: «Det vonde teateråret».51 I denne artikkelen trer det 
frem et «vi» som forsvarer kunsten generelt og den «alternative scene-
kunsten» spesielt mot angrep fra blant annet Sløseriombudsmannen. 
I Selmer-Anderssens artikkel tegnes det et bilde av en omfattende og 
tilspisset ideologisk «kulturkamp» om den frie scenekunsten, hvor det i 
siste konsekvens står om liv eller død for scenekunsten.

Sløserikommisjonen importerer altså ikke bare en eksisterende 
dissens (om offentlig kunststøtte og bruk av skattemidler til fri scene-
kunst). Prosjektet fungerer samtidig som en katalysator for dissens 
innad i kulturfeltet generelt og det frie scenekunstmiljøet spesielt. 

49	 Traavik 2020. Debattinnlegget ble gjenpublisert tre dager senere på nettstedet 
Scenekunst.no, der med Sløseriombudsmannen som kreditert medforfatter (Traavik 
& Sløseriombudsmannen 2020)

50	 Amundsen 2020.
51	 Selmer-Anderssen 2019.
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Intervjuet i nettavisen Scenekunst.no som publiseres samme dag 
som debattinnlegget i Aftenposten, gir en tydelig pekepinn i denne 
retningen og er opptakten til en betent debatt internt i scenekunstof-
fentligheten.52 Den scenekunstinterne offentlige debatten som utspiller 
seg på Scenekunst.no, gir noen kraftige polemiske utslag i nettste-
dets kommentartråder som Traavik selv deltar i (i motsetning til kom-
mentartråden til «luke 20»).

Hyperteaterprosjektet er dermed igangsatt på tre ulike mediale 
arenaer og de tilhørende (del)offentlighetene: 1) en anonym facebook-
profil med sine 60 000 følgere, som sosial mediearena for en selvopp-
nevnt folkelig motstemme mot etablerte medier og politisk og kulturell 
«elite», 2) Aftenposten som Norges største papiravis med en daglig 
dekning per utgave med 337 000 lesere, det vil si en etablert avis som 
tradisjonelt har blitt ansett for å være sentral for den brede allmenne 
offentligheten, og 3) den spesialiserte deloffentligheten på nettstedet 
Scenekunst.no, «en redaksjonelt uavhengig nettavis for profesjonell 
scenekunst og tilhørende kulturpolitikk».53 I tillegg oppstår det fort 
noe «spin-off» fra den scenekunstinterne debatten til en større medial 
offentlighet, hvor konflikten plukkes opp og scenekunstprosjektet blir 
presentert som «kontroversielt» utad til en bredere offentlighet, for 
eksempel i oppslaget til Bergens Tidende: «Festspillene blir beskyldt 
for å sette opp ‘unyansert hvit mannlig populistisk dritt’».54 Alt dette 
skjer før forestillingene blir offentlig annonsert av Festspillene i Bergen, 
slik at Sløserikommisjonen i programmet allerede kan presenteres som 
kontroversielt innad i feltet: et prosjekt som «har falt deler av norsk 
kulturliv tungt for brystet».55

52	 Amundsen 2020.
53	 Scenekunst.no u.å.
54	 Ullebø 2020.
55	 Festspillene i Bergen 2020: 25.
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Forræderen og behov for deltakelse

Den dramatiske figuren som aktiveres gjennom Traaviks intervensjon 
i scenekunstfeltet, er forræderen.56 Feltet er selvfølgelig sammensatt 
og uensartet, og det er ikke gitt at det faktisk finnes en enighet i feltet, 
men det som intervensjonen spiller opp imot, er «vi»-et som har blitt 
manet frem i forsvar mot en felles fiende. Her følger bare ett blant veldig 
mange mulige sitater som kan illustrere den antagonistiske fellesskaps-
dannelsen som Traavik manøvrerer seg i forræderposisjon til idet han 
inngår et samarbeid med facebookprofilen Sløseriombudsmannen:

T.S. [Torkil Sandsund, teatersjef ved Teaterfestivalen i Fjaler]: Når det 
gjelder Sløseriombudsmannen, så handler det ikke bare om ytringsfri-
het, det er et angrep på hele måten kunst er finansiert på i Norge. Det er 
farlig for oss alle! Derfor er det viktig at vi stiller opp.57

Gitt dette utgangspunktet, kan eller burde man stille opp i scenekunst-
prosjektet Sløserikommisjonen? Prosjektet er avhengig av deltakelse. 
Et sentralt grep er å utfordre og å invitere til deltakelse, ikke bare den 
frie scenekunstens høylytte og polemiske kritikere, men også scene-
kunstprosjektets kritikere innad i scenekunstfeltet.58 Samtidig kan det i 
hyperteaterets dramaturgi være vanskelig å skille mellom eksklusjon og 
inklusjon siden det alltid kan initieres en re-entry av omverdenen i sys-
temet. Et talende eksempel finner vi i kommentarfeltet på Scenekunst.
no hvor scenekunstneren og skribenten Chris Erichsen skriver at han 
ikke vil bli gjort til en passiv del av prosjektet, mens Traavik.info replise-
rer med at «i våre prosjekter er det ingen passive deler, kun aktive – og 
der er det uansett for sent for deg å bakke ut nå ».59 Med andre ord: 

56	 Se også Traavik 2018.
57	 Sandsund i Fredly 2020: 77, mine kursiveringer.
58	 Se for eksempel Myrbråten 2020: 40–41.
59	 Se kommentartråden under artikkelen Erichsen 2020: Chris Erichsen 9.4.2020 

kl. 13:55 og Traavik.info 14.4.2020 kl. 10:10.



Kunstskapte fellesskap

386

Kritiserer man prosjektet fra en tilsynelatende utenfraposisjon, kan man 
innhentes av prosjektets hyperteatrale dramaturgi og bli ufrivillig del av 
det.60 Uenighet om forestillingen blir dermed transformert til en uenig-
het i (den hyperteatrale) forestillingen.

Men dette hyperteatrale re-entry-trikset bærer ikke langt, i hvert fall 
ikke i mål, siden det hyperteatrale konseptet henter noe av sin vesent-
lige dramaturgiske drivkraft av at det er annonsert to forestillinger i mer 
snever forstand, prosjektets «grande finale»,61 to sceniske hendelser 
som skal gjennomføres på «en prestisjefylt norsk scene» på et gitt 
tidspunkt. Det annonserte resultatet har behov for folk som vil delta 
og samarbeide om det – på ordentlig og på frivillig basis. Her kan folk 
melde seg inn (og melde seg ut igjen – også det på ordentlig). I den 
forstand har også det hyperteatrale prosjektet en bakscene og et luk-
ket prøverom hvor samarbeidet som fører frem til de sceniske forestil-
lingene, utspiller seg.

At dette samarbeidet på bakscenen i etterkant kan bli omgjort til 
hyperteaterets viktigste scene, har tidligere prosjekter til Traavik.info 
vist når det produseres og publiseres dokumentarfilm og/eller bok om 
selve samarbeidsprosessen.62 Sløserikommisjonens «grande finale», 
de sceniske forestillingene, er neppe dens sluttpunkt, selv om det i pro-
sessen frem til premieren er dette antatte sluttpunktet som driver mye 
av den hyperteatrale prosessen slik den fremstår i offentligheten.

Vi kan foreløpig oppsummere med at Sløserikommisjonen drama-
turgisk jobber med en paradoksal krysskobling av to tilsynelatende 
enighets- eller verdifellesskap som står i et antagonistisk forhold til 

60	 I systemteoretisk terminologi kan vi si at en annenordens iakttakelse gjeninnskrives 
i det iakttatte og fratas dermed sin annenordens iakttakelsesposisjon. Dermed 
reduseres eller oppheves samtidig tilskuerens frihet til å forlate teaterets skjebnefel-
lesskap, og sistnevnte nærmer seg de mer varige skjebnefellesskap.

61	 Traavik i Bjørneboe 2020.
62	 Se for eksempel filmen Liberation Day: A Documentary Musical (Olte & Traavik 

2018) hvor samarbeidsprosessen på mange måter fremstår som realisering av et 
uenighetsfellesskap i Iversens (2014) forstand.
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hverandre. Begge delegitimerer motparten. Facebookprofilen Sløseri-
ombudsmannen delegitimerer (de utvalgte) scenekunstpraksisene og 
de tilhørende støtteordningene, mens motparten delegitimerer face-
bookprofilen og selve kritikken. I krysskoblingen ligger det to strids-
spørsmål: Hva er legitim bruk av skattemidler, og hva er legitim kritikk 
av kunst og offentlig kunstfinansiering? De to spørsmålene impliserer 
dessuten to enda mer grunnleggende spørsmål: Hva er (god) kunst, 
og hvem er kvalifisert til å mene noe om det? Og bak alt dette: Hva er 
kunstens funksjon og verdi i samfunnet?

Uenighetsarkitektens oppgave

Når Sløserikommisjonen dramaturgisk jobber med en paradoksal krys-
skobling av to tilsynelatende enighets- eller verdifellesskap som står i 
et antagonistisk forhold til hverandre hvor begge delegitimerer motpar-
ten, får uenighetsarkitekten oppgaven «to provide an opportunity for all 
parties to articulate their stories in a manner that promotes legitimacy 
of their concerns».63 Traaviks tidlige uttalelser om de annonserte sce-
niske forestillingene ser ut til å støtte opp under denne oppgaven:

Vi skal […] tilrettelegg[e] for at alle sider i diskursen skal kunne fremføre 
sine angrep og forsvar på en måte de føler tjener deres budskap best. 
[…] Det vi vil er å legge upartisk til rette for at alle som ønsker å være en 
del av denne forestillingen skal bli hørt og sett på en måte de er mest 
mulig fornøyde med og har kontroll over.64

Hvordan dette konkret skal skje i de sceniske forestillingene, forblir en 
godt bevart hemmelighet frem til premieren, og realiseringen vil måtte 
måle seg opp imot denne lovnaden. Men det vi kan undersøke i det 

63	 Mayer 2015: 204.
64	 Traavik i Amundsen 2020.
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lanserte prosjektet, er spørsmålet om tilrettelegging for legitimitet av 
alle involverte siders anliggender.

Allerede i debattartikkelen i Aftenposten, der kunstfeltet blir utfor-
dret til deltakelse i prosjektet, fremhever Traavik legitimiteten til kravet 
om granskning av bruken av skattemidler på kunstfeltet. Og ikke bare 
det, han oppfordrer til «selvgranskning» av et «miljø som trues av sin 
egen overmetthet og forkalkning».65 Enda mer eksplisitt blir Traavik i et 
intervju med Norsk Shakespearetidsskrift:

De skattebetalerne som er skeptiske til det vi holder på med, på saklig 
eller usaklig grunnlag, er også arbeidsgiverne våre og har rett til å for-
vente seg at deres motforestillinger i det minst blir besvarte av dem de 
gjelder mest, uten at vi skal gjemme oss i skjørtene på onkel Kulturråd 
og tante Stat. Vi i kulturlivet trenger litt boot camp og konfrontasjonste-
rapi for å møte samtiden og dens utfordringer rustet til tennene.66

I et uenighetsfellesskapsperspektiv er det et vesentlig spørsmål om 
kunstfeltets eller kunstens posisjon kan legitimeres uten å delegitimere 
det antatte skattebetalerperspektivet. Det er vanskelig, så lenge man 
holder fast ved et syn på kunsten som autonom sfære som bare kan 
og skal styre seg selv. Men denne kunsten er, i hvert fall per dags dato, 
avhengig av finansiering gjennom skattemidler og trenger derfor en 
demokratisk legitimering som ikke (alene) kan være kunstintern. Det 
mangler ikke på verbale formler for denne legitimeringen, og bruken av 
disse ser ut til å øke i takt med at en tilsynelatende politisk konsens om 
finansiering av kunsten blir utfordret.

65	 Traavik 2020.
66	 Traavik i Myrbråten 2020: 41.
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Hvem eller hva er Sløseriombudsmannen? 
– den kontekstuelle utviklingen

Etter at scenekunstprosjektets forestillinger på Festspillene i Bergen 
2020 ble avlyst og koronapandemien førte til stengte teater verden 
rundt, ble det en stund stillere om det kunstneriske prosjektet. Kon-
teksten som Sløserikommisjonen på sitt hyperteatrale vis er sammen-
filtret med, sto derimot ikke stille. Den har, billedlig talt, strammet seg 
til rundt prosjektet og vesentlig bidratt til dens uenighetsdramaturgi. 
De kontekstuelle utviklingene må derfor inngå i hyperteateranalysen, 
samtidig som det er behov for avgrensning. Jeg har valgt å kondensere 
det komplekse og omfattende forløpet til noen nøkkelmomenter og 
presentere det fortettede kronologiske forløpet i form av en klassisk 
femakter. Formen reflekterer behovet for seleksjon og fortetning, samt 
min egen medvirkning til å (re)konstruere de hyperteatrale prosessene 
i og rundt verket. Et spørsmål som danner en rød tråd gjennom aktene, 
er hvem eller hva Sløseriombudsmannen er – i bokstavelig og i diskur-
siv forstand:

(1. akt) Facebookprofilens omvendte kuratering blir løftet opp på 
den store politiske scenen gjennom et FrP-utspill i Stortinget.67 Hen-
delsen følges opp av en rekke medieoppslag som kolporterer saken 
om bruk av offentlige midler til «peniskunst» og «drittkunst», inkludert 
navngitte scenekunstnere, verk og kunstnerskap. Offentlig finansier-
ing av den frie (scene)kunsten gjennom Kulturrådets støtteordninger 
kommer under økt politisk press. I scenekunstoffentligheten påpekes 
sammenhengen mellom FrPs utspill, medieoppslagene og facebook-
profilen Sløseriombudsmannen.

(2. akt) Personen som står bak facebookprofilens kunstrelaterte 
saker, opptrer for første gang in persona i offentligheten. Hen kom-
mer til ordet med anonymisert stemme i en episode av den nylanserte 

67	 Andersen & Hagen 2020.
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Kulturrådets podkast.68 Podkastepisoden får skarp kritikk i scene-
kunstoffentligheten.69 Kulturrådets direktør rettferdiggjør valget av 
intervjuobjekt med at vedkommende har blitt en «premissleverandør 
både for nasjonale medier og for debatter i Stortinget».70 Kulturrådet, 
som figur i dette kontekstuelle dramaet, har nå trådt inn som aktør i 
konfliktfeltet.71 Er Kulturrådet venn eller fiende?

(3. akt) Hets og trakassering av scenekunstnere kommer i offent-
lighetens søkelys gjennom lansering av rapporten Kunstnere vurderer 
ytringsfrihet – 2020.72 Selv om rapporten omtaler «fenomenet Sløse-
riombudsmannen» som «en ny og interessant aktør i norsk kulturde-
batt» og presenterer hendelser knyttet til facebookprofilen bare som 
en case,73 blir hets og trakassering av scenekunstnere i etterfølgende 
medieoppslag konsekvent koblet til personen som står bak facebook-
profilens kunstomtaler.

(4. akt) Denne personen blir nå avslørt og mister sin anonymitet. 
Han står frem i media som Are Søberg, 37 år, finansmann med mil-
lioninntekt, tidligere aktivt medlem i det ultraliberalistiske partiet 
Liberalistene. Det følger et skred av debattinnlegg, kommentar- og 
nyhetsartikler som strekker seg fra en tilsynelatende forståelse for en 

68	 Kulturrådet 2020.
69	 Se for eksempel Amundsen 2021.
70	 K. Danielsen 2021.
71	 Kulturrådet er en kompleks organisasjon med mange ulike (og delvis uavhengig 

av hverandre arbeidende) deler og avdelinger. Kulturrådets podkast var initiert 
av Kulturrådets kommunikasjonsavdeling. Når Kulturrådet i min analyse blir til 
en dramatisk figur som trer inn i konfliktfeltet, har denne figuren mange konkrete 
pendanter i den offentlige diskursen, inkludert organisasjonens egen kommunika-
sjon med omverdenen (se for eksempel tittelen til den omtalte podkasten samt 
direktørens bruk av første person plural i K. Danielsen 2021). At Kulturrådet har trådt 
inn i konfliktfeltet, har dessuten forskningsetiske konsekvenser for denne artikkelen 
siden forskningen er ko-finansiert av Kulturrådet. Jeg har stått fritt i valg av case, 
utarbeidelse av analysen og utforming av teksten. Prinsipper for akademisk uavhen-
gighet har vært ivaretatt i de redaksjonelle prosessene.

72	 Slaata & Okstad 2020.
73	 Slaata & Okstad 2020: 145–149.
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skeptisk holdning overfor den smale og vanskelige samtidskunsten til 
patosfylt fordømmelse av Søbergs virksomhet.74 Mette Edvardsen, en 
av scenekunstnerne som har vært utsatt for hets og trakassering som 
konsekvens av den anonyme facebookprofilens omvendte kuratering, 
henvender seg direkte til Søberg: «Det du driver med er mobbing, ikke 
kritikk.»75 Kulturministeren blir kalt opp på scenen.76 Han forsvarer 
statsstøtten og samtidskunsten mot Søberg, alias Sløseriombudsman-
nen, og resonnerer over ansvar og skyld.77

(5. akt) Kulturrådet arrangerer et digitalt seminar: «Hvem tar ansva-
ret?» om hets og trakassering i kunstfeltet.78 Alle er samlet under fullt 
navn (som eneste, men strengt håndhevet adgangskrav). Det ligger et 
stort alvor over scenen. Sløseriombudsmannen/Søberg er ikke nevnt 
i programmet, men hans virksomhet går igjen som ledemotiv i mange 
innslag, det samme gjør fordømmelsen av Kulturrådets podkast-
episode. Scenekunstprosjektet Sløserikommisjonen blir snaut nevnt, 
mens konflikten ligger mellom linjene. Søberg er til stede som seg selv, 
men er selvfølgelig uønsket i rommet. Han forblir taus. Traavik.info blir 
anklaget for rasisme, og Traavik får tre minutter som blir brukt til en taus 
performance om å være trygg eller fri. Konflikten om Sløserikommisjo-
nen når et dramatisk høydepunkt, og Kulturrådet blir stående mellom 
frontene. Teppet faller.

Paradoksal uenighetsdramaturgi som risikosport

Når de sceniske forestillingene til Sløserikommisjonen blir annonsert 
på nytt i februar 2021, og BIT Teatergarasjen prøver å forsvare sin 

74	 Rossavik 2021 og Berg 2021.
75	 Edvardsen 2021.
76	 Moe 2021.
77	 Raja 2021.
78	 Kulturrådet 2021.
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kuratering av prosjektet i scenekunstoffentligheten,79 er et sentralt 
ankepunkt at Traavik svikter sin oppgave som uenighetsarkitekt. Mari-
ken Lauvstad skriver på Scenekunst.no:

Traavik har ikke vist noen som helst interesse for å være moderator eller 
brobygger mellom Sløseriombudsmann og scenekunstfelt, han vil, i 
hvert fall slik det framstår så langt, kun provosere. Dermed kan han i 
neste omgang anklage feltet for å ikke tåle debatt, noe som synes å ha 
vært kunstnerens mål helt fra starten.80

Også Hild Borchgrevink etterlyser Traaviks «redaktøransvar», riktignok 
uten å mistenkeliggjøre Traaviks agenda. Hennes poeng er at Traa-
vik i Sløserikommisjonen ikke klarer å etterleve sin egen eksplisitte 
poetikk, nærmere bestemt kravet om hyperteaterets upartiskhet.81 For 
å understreke kritikken sammenligner hun Sløserikommisjonen med 
Århundrets Rettssak, ett av Traavik.infos tidligere arbeider. Sistnevnte 
var en scenisk forestilling i rettssaksformat som forhåndsiscenesatte 
det såkalte klimasøksmålet i Høyesterett (Greenpeace og Natur og 
Ungdom mot staten) på Barents Spektakel 2017 i Kirkenes, med det 
tilstedeværende teaterpublikum som dommer.82 Borchgrevinks poeng 
er, reformulert i min terminologi, at uenighetsdramaturgien i Århundrets 
Rettssak var vellykket siden den tilrettela for opplyst og saklig kon-
frontasjon av motposisjonene; Sløserikommisjonen forsterker derimot 
ensidig «nettspøkelses» ultraliberalistiske posisjon med dens politiske 
agenda om å avskaffe velferdsstatens fellesskapsløsninger. Hun tar 
riktignok høyde for at Sløserikommisjonen hyperteatrale konsept kan 
leses slik at det fremprovoserer motstemmene (inkludert hennes egen) 
i offentligheten, utenfor og i forkant av de sceniske forestillingene, men 

79	 Birkeland, Ellestad, Langenes, Salomonsen & Skuseth 2021.
80	 Lauvstad 2021.
81	 Borchgrevink 2021.
82	 Traavik.info 2017.
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hun påpeker samtidig hvor risikofylt denne fremgangsmåten er i den 
aktuelle politiske situasjonen.83

Sammenligningen med Århundrets Rettssak kan med fordel utvides. 
Mens Traavik i Århundrets Rettssak anvender rettssaksdramaturgien 
og -formatet med dens konnotasjon til rettsstatlig orden, prosessuell 
nøytralitet og rituelt alvor, undergraver og parodierer Sløserikommisjo-
nen nettopp disse aspektene. Den sceniske forestillingen skal, ifølge 
gjenannonseringen, inkludere en form for domstol, men med diametralt 
motsatte konnotasjoner: «Sløseriombudsmannen er selv med som 
storinkvisitor med sine mer enn 66 000 følgere som en slags folke(lig)
domstol over kulturlivet.»84 Det finnes altså ingen upartisk dommer, 
saken ser ut til å være forhåndsprosedert på Sløseriombudsmannens 
og følgernes premisser. Faller dermed hele uenighetsdramaturgien?

Mitt bud på et svar er: Motposisjonen som konfronterer Sløseriom-
budsmannen og følgerne, som Borchgrevink med rett etterlyser, finnes 
likevel i prosjektet. Den er innskrevet i selve konseptet, riktignok ikke 
diskursivt, men performativt. Det er ikke en saklig og nøytralt adminis-
trert konfrontasjon av diskursive argumenter og motargumenter som 
er det avgjørende her, men den konkrete gjøren som konseptet legger 
opp til i de sceniske forestillingene: ved at den frie scenekunstens 
erklærte antagonist, med sitt eget klagekor, lokkes på bortebanen 
og involveres i et scenekunstprosjekt. Det er selve den paradoksale 
krysskoblingen som er det avgjørende dramaturgiske grepet som har 
potensial til å sprenge de fastlåste «akser for uenighet».85 Det kommer 
selvfølgelig med en høy pris siden den paradoksale uenighetsdra-
maturgien virker begge veier. Det er her hyperteaterets utfordrende 
upartiskhet virkelig kommer i spill.86

83	 Borchgrevink 2021.
84	 BIT Teatergarasjen 2021b.
85	 Iversen 2014: 25.
86	 Jf. Traavik.info u.å. (punkt nr. 5).
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Kan det lykkes å legitimere kunst ved å ta opp i seg antikunstposi-
sjonen og ved å tillate eller provosere tvil om dens legitimitet? Ja, men 
ikke med et mål om å bli enig om kunstens funksjon i samfunnet eller 
å få «kunstfiendtlighet» til å forsvinne for godt. Det kan heller ikke være 
poenget. Som Eleonora Belfiore og Oliver Bennett, forskere på kultur-
politikk, påpeker i boken The Social Impact of The Arts:

[I]t is an enduring feature of the history of these claims and counter-
claims that assertions of value have always been fiercely contested. 
From this perspective, the consensus that advocates for the arts so ear-
nestly seek, […] appears not only unrealistic but also to miss the point.87

Anerkjennelse av substansiell uenighet om valuering av kunst og om 
kunstens funksjon og betydning i samfunnet er ikke bare vesentlig for 
den offentlige demokratiske diskursen om kunst og kunststøtte, den er 
også en forutsetning for en nyansert forståelse av kunstens utvikling og 
virkning i samfunnet.

Analysen av Sløserikommisjonens hyperteatrale konsept kommer 
her til en foreløpig ende. Den har tatt for seg prosessen fra hypertea-
terets åpningsscene, Traaviks opptreden på antagonistens sosiale 
mediescene, frem mot prosjektets «grande finale». Jeg har tatt meg 
den friheten til å innta en annenordens iakttakerposisjon, til å være en 
ekstern observatør. Min (re)konstruksjon av konseptet, mine verkanaly-
tiske grep og forståelsen av det hyperteatrale verks funksjon som feltar-
beid er avhengig av denne (mer eller mindre fiktive) posisjonen.88 De 
ufrivillige deltakerne i «feltarbeidet» har ikke denne friheten. Idet denne 
artikkelen publiseres, stiller den seg til disposisjon for en re-entry, og 
den eksterne observatørposisjonen forvandles til en ren fiksjon. Før 
det skjer, vil jeg tilføye mitt bud på Sløserikommisjonens poetologiske 

87	 Belfiore & Bennett 2008: 11.
88	 Se fotnote 47.
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verdi:89 Det er den radikale ambivalensen som konseptet genererer.90 
Et spørsmål til prosjektets «grande finale» vil derfor være om og, hvis ja, 
hvordan denne radikale ambivalensen realiseres i de sceniske forestil-
lingene, og hvilken publikumsdramaturgi dette innebærer.
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Sammendrag

Introduksjon: Produktiv friksjon

Av Melanie Fieldseth, Hanne Hammer Stien 
og Jorunn Veiteberg
Sammendrag: «Introduksjon: Produktiv friksjon» presenterer bakgrun-
nen for boka Kunstskapte fellesskap, den tverrfaglige metodikken som 
anvendes, og redegjør for hvordan sosiale praksiser og publikums-
deltagelse i kunsten har bidratt til nye forbindelseslinjer mellom kunst, 
hverdagsliv og samfunn. Friksjonsfylte fellesskap introduseres her som 
begrep, og det argumenteres for at kunstskapte fellesskap har en viktig 
demokratisk funksjon ved å skape rom for uenighet. Til sist presenteres 
artiklene i boka, som er delt inn i tre deler: Fellesskap som ambisjon, 
Fellesskap som praksis og Fellesskap under forhandling.

N Ø K K E LO R D: Kunstskapte fellesskap, sosial praksis, publikumsdeltagelse, friksjons-
fylte fellesskap, demokrati, forhandling

Abstract: The opening article «Introduction: Productive Friction» presents 
the background for the book How Art Creates Community and its interdis-
ciplinary methodology, and it elaborates on how social practices and audi-
ence participation in artistic work have formed new links between art, daily 
life, and society. Communities of friction is introduced as a concept, and the 
article goes on to argue for the democratic value of how art creates com-
munity by providing spaces for disagreement. Finally, it presents the contri-
butions to the book which are organised under three headings: Aiming for 
Community, Community as Practice and Negotiating Community.

K E Y WO R D S:  How art creates community, social practice, audience participation, 
communities of friction, democracy, negotiation



Kunstskapte fellesskap

408

Fellesskapets etikk og estetikk

Av Aksel Tjora
Sammendrag: Artikkelen tar utgangspunkt i bøkene Hva er fellesskap 
(Tjora 2018) og Savnet fellesskap (Bauman 2000) for en teoretisk 
drøfting av fellesskapenes mange nyanser. Fellesskap kan identifise-
res som solidaritet, integrasjon, samhandling, identifikasjon, arbeid og 
fysisk nærhet. Disse formene for fellesskap diskuteres opp mot Bau-
mans begreper etiske og estetiske fellesskap, for en kritisk diskusjon 
om fellesskap bør også omfatte de mer flyktige møter og situasjoner. 
Et relevant spørsmål for kunstfeltet blir om etiske fellesskap kan oppstå 
fra estetiske praksiser. For å svare på dette viser artikkelen hvordan 
situasjonelle utenforskap og aktivistiske fellesskap som eksempler 
på estetiske (overfladiske) fellesskap hos Bauman likevel kan bidra til 
etableringen av vedvarende (etiske) fellesskap. Dette åpner opp for 
kunstfeltets potensial til fellesskapsutvikling, også der verkene karakte-
riseres av det performative og flyktige.

N Ø K K E LO R D: Fellesskap, samhandling, Bauman

Abstract: The article is based on the books What is Community (Hva 
er fellesskap, Tjora 2018) and Missing Community (Savnet fellesskap, 
Bauman 2000) for a theoretical discussion of the many nuances of 
community. Community can be identified as solidarity, integration, 
social interaction, identification, work and as physical proximity. These 
communal forms are discussed against Bauman’s concepts of ethical 
and aesthetic community for a critical discussion of the more fleeting 
encounters and situations to be included in the concept of community. 
A relevant question for the art field is whether ethical communities can 
arise from aesthetic practices. To answer this, the article shows how 
situational exclusion and activist communities, as examples of aesthe-
tic (superficial) communities in Bauman, can nevertheless contribute to 
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the establishment of maintained (ethical) communities. This suggests 
a potential for community development from the art field, even where 
works of art are characterized by the performative and fleeting.

K E Y WO R D S:  Community, social interaction, Bauman

Polyfoni og latente fællesskaber i Sydhavnen

Av Ditte Vilstrup Holm
Sammendrag: I denne artikel diskuterer jeg, hvordan stedsspecifikke 
kunstprojekter arbejder med fællesskaber uden for det etablerede 
kunstrum. Med udgangspunkt i Summende Sydhavn, som var et 
stedsspecifikt, deltagelsesorienteret kunstprojekt i den københavn-
ske bydel Sydhavnen, peger jeg på, hvordan flerstrengede kunst-
projekter kan skabe muligheder for dannelsen af nye fællesskaber. 
Jeg trækker på antropologen Anna Tsings teorier om polyfoniske 
assemblager og latente fællesskaber, der understreger værdien af 
uforudsigelige møder mellem forskellige aktører – menneskelige 
såvel som andet-end-menneskelige – som kimen til skabelsen af nye 
fællesskaber. Perspektivet kobler an til den politiske filosof Oliver 
Marcharts refleksioner over præ-opførelser som aktivistisk mulighed, 
der dog ikke har en direkte operationel værdi. I artiklen argumenterer 
jeg således med Tsing og Marchart for, at kunstens muligheder for 
at skabe fællesskaber sker under lokale forhold, hvor kunsten sær-
ligt kan gøre en forskel ved at skabe betingelser for, at nye møder og 
samspil kan opstå.

N Ø K K E LO R D: Stedsspecifik kunst, socialt engageret kunst, polyfoni, præ-opførelse, 
fællesskaber
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Abstract: In this article, I engage with the question of how site-
specific art projects work with communities outside the established 
spaces of art. Inspired by South Harbor is Buzzing, a site-specific, 
participatory art project that took place in Copenhagen’s South 
Harbor area, I discuss how multi-stringed art projects might create 
conditions for the formation of new communities. In developing this 
argument, I draw on anthropologist Anna Tsing’s theories about 
polyphonic assemblages and latent communities that underline the 
value of unpredictable meetings between various species – humans 
as well as other-than-humans – as the seed of new communities. The 
argument relates to political philosopher Oliver Marchart’s reflections 
about pre-enactments as activist opportunities, but without direct 
operational value. In the article, I argue with Tsing and Marchart that 
art’s possibility of creating communities is dependent upon local cir-
cumstances and by way of creating conditions for new meetings and 
collaborations to emerge.

K E Y WO R D S:  Site-specific art, socially engaged art, polyphony, pre-enactment, com-
munities

Musik og fællesskab på tværs

Av Kristine Ringsager og Kim Boeskov
Sammendrag: Goldschmidts Musikakademi er en privat musikskole i 
København, som bruger musikpædagogiske aktiviteter som middel til 
at skabe fællesskab blandt børn og unge på tværs af sociale, kulturelle 
og religiøse skel. Ved at anlægge et performativt blik på musikakade-
miets aktiviteter og analysere musikalsk socialitet som konstitueret på 
forskellige niveauer undersøger vi, hvilke fællesskaber der opstår i de 
musikaktiviteter, som finder sted på musikakademiet, og hvordan disse 
fællesskaber er forbundet til og potentielt går «på tværs» af identitets-
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kategorier knyttet til kulturel og social baggrund. Analysen er baseret 
på en etnografisk undersøgelse af musikakademiets aktiviteter og 
peger på, at selvom musikaktiviteterne i nogle henseender kan siges at 
give mulighed for at erfare et kosmopolitisk musikalsk fællesskab, der 
overskrider allerede etablerede identitetskategorier, kan disse aktivi-
teter ikke løsrives fuldstændig fra de måder, hvorpå æstetiske udtryk 
er forbundet til bestemte kulturelle identiteter. Derfor bidrager aktivite-
terne også til at udpege, anerkende og opretholde forskelle.

N Ø K K E LO R D: Fællesskab, etnografi, musikpædagogik, kosmopolitisme, 
kulturel identitet

Abstract: At the Goldschmidt Music Academy, a private music school in 
Copenhagen, music is used to create experiences of mutuality bet-
ween children and youth from a variety of social, cultural, and religious 
backgrounds. By adopting a performative perspective to look at musical 
sociality as constituted on multiple levels, this article explores how 
experiences of belonging and community are created in and through 
the Academy’s activities and how such experiences are connected to 
– and potentially transcend – social and cultural identities. The analysis 
is conducted on the basis of an ethnographic study of the Academy’s 
activities and shows that while musical activities in many ways allow 
for experiences of belonging to a cosmopolitan musical community, the 
Academy’s activities mediate cultural identities in particular ways, which 
means that the music activities not merely transcend, but also contri-
bute to pointing out, acknowledging, and maintaining cultural difference.

K E Y WO R D S:  Community, ethnography, music education, cosmopolitanism, cultural 
identity
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Borgernær kunst i «udsatte» boligområder

Av Birgit Eriksson, Anne Mette Winneche Nielsen, Anne Scott 
Sørensen og Mia Falch Yates
Sammendrag: I artiklen præsenteres borgernær kunst i tre såkaldt udsatte 
boligområder i Danmark i form af tre kvalitative casestudier. De igangsatte 
kunstprojekter analyseres som del af en kulturpolitisk satsning, der er 
opstået i tæt forbindelse med samtidige bolig-, social- og integrationspo-
litiske indsatser, rettet mod transformation af de pågældende områder fra 
«ghettoer» til «blandede bydele». Vores eksempler er hentet fra Danmark, 
hvor opgøret med det, der i december 2021 er blevet omdøbt fra «ghetto» 
til «parallelsamfund», har været mest markant, men har ligheder med 
tilsvarende politikker og udviklinger i hele Norden. Samtidig anskues 
orienteringen mod borgernær kunst som del af en bredere kulturpolitisk 
udvikling, hvor kunst og kultur i lighed med andre offentlige tilbud gøres 
borgernær både i geografisk forstand og forstået som demokratisk 
inddragelse af borgere/beboere, ideelt set fra start til slut. Det centrale 
spørgsmål for casene er, hvordan de to rationaler udspiller sig omkring 
projekterne, og hvilke møder det da er muligt at etablere omkring kunsten.

N Ø K K E LO R D: Den danske «ghettolovgivning», kulturpolitik og -programmer i Dan-
mark, kunst som «løftestang» versus kunst som mulighedsrum, møder med og omkring 
kunst i «udsatte» boligområder

Abstract: This article presents art projects in three so-called exposed 
social housing areas in Denmark by means of three qualitative case 
studies and through the lenses of two different rationales: on the one 
hand a cultural policy rationale that aims to support art and cultural pro-
jects near to and with direct involvement of local citizens/residents; on 
the other a housing, social and integration rationale aimed at transfor-
ming the housing areas in question from «ghettos» to «mixed» districts. 
The cases are Danish given that the political showdown with what in 
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December 2021 was rephrased from «ghettos» to «parallel societies» 
has been harshest here, even if similar policies are taking place in all 
Nordic countries. The guiding question in each case is how the two 
rationales play out with and against each other and which encounters 
with and through art it is possible to establish in the given context.

K E Y WO R D S:  The Danish «ghetto act», cultural policies and programs in Denmark, art 
as lever versus art as potentiality, meetings with and around art in «exposed» social hous-
ing areas

Mellom fellesskapt kunst og kunstskapte fel-
lesskap: En sosiologisk analyse av kunstneres 
erfaringer fra LevArt og Park.prosjektet

Av Madeleine Varang, Valentina Martínez Mariscal, Tor 
Anders Bye, Katrine Larsson, Gaute Skrove, Anne-Gro Erik-
stad og Aksel Tjora
Sammendrag: I artikkelen undersøkes kunstneres utforskning og erfa-
ringer med prosjekter knyttet til fellesskap i Park.prosjektet (2017–2020) 
tilknyttet LevArt i Levanger. På bakgrunn av dybdeintervjuer av tretten 
deltakende kunstnere, har vi identifisert fire former for fellesskapspro-
sesser som skapes og erfares i prosjektet: gjensidig forpliktelse ved 
nærhet mellom kunstnere, verk og publikum, dynamikk mellom kunstner 
og deltaker ved flytende grenser mellom rollene, kontinuitet ved at ver-
kene strekker seg over tid, og synliggjort samhandling som skaper spon-
tan nysgjerrighet. Ved disse fire prosessene bidrar verkene til å skape 
nye fellesskap og allmenninger, med lokal forankring og med basis i aktiv 
deltakelse fra publikum.

N Ø K K E LO R D: Fellesskap, samhandling, Levanger
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Abstract: The article examines artists’ exploration and experiences with 
projects related to community in the Park project («Park.prosjektet» 
2017–2020) curated by the LevArt initiative in Levanger. Based on in-
depth interviews of thirteen participating artists, we have identified four 
forms of communal processes that are developed and maintained in the 
project: mutual commitment by closeness between artists, works, and 
audience; dynamics between artist and participants by fluid bounda-
ries between roles; continuity in that the works extend over time; and 
visible interaction that creates spontaneous curiosity. Through these 
four processes, the works contribute to creating new communities and 
commons, with a sense of local connection and based on active partici-
pation from the public.

K E Y WO R D S:  Community, social interaction, Levanger

Deltagarkultur som estetisk praktik: En studie av 
streetdansscenen i Oslo

Av Mats Johansson
Sammendrag: Denna artikel presenterar en studie av streetdansscenen 
i Oslo genom djupintervjuer med dansare och pedagoger samt delta-
gande observation på jams, battles och workshops. Studien visar hur 
social gemenskap, deltagande och inkludering genomsyrar alla sidor 
av verksamheten. Den visar också hur dessa sociala dimensioner är tätt 
kopplade till estetisk-konstnärliga dimensioner av praktiken. Ett genom-
gående tema i intervjuerna är att dansen och den tillhörande kulturen 
i grunden är ett sätt att umgås, och att alla kan delta efter sina egna 
förutsättningar, men att detta också har viktiga kreativa dimensioner. 
En aspekt är att det dialogiska samspelet mellan aktörer på alla nivåer 
formar och definierar premisserna för uttrycksformen; en annan att det 
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sociala umgänget genom dansen i sig betraktas som ett kreativt rum 
där en avslappnad och förlåtande atmosfär ger ett särskilt utrymme 
för spontant skapande och ömsesidigt delande av idéer, upplevelser, 
kunskaper och skapande resurser. Streetdansens estetik är därför tätt 
sammanvävd med fokusen på deltagande och gemenskap: uttrycks-
formen är det den är just på grund av att den är vad man kan kalla ett 
socialt projekt.

N Ø K K E LO R D: Deltagarkultur, streetdans, hiphopkultur, kulturell hållbarhet, kollektivt 
skapande

Abstract: This article presents a study of the street dance scene in Oslo 
through in-depth interviews with dancers and teachers, and participant 
observation at jams, battles and workshops. The study demonstrates 
how social dimensions such as participation, community, sociability 
and inclusion permeate all aspects of the practice. It also shows how 
these social dimensions of street dance culture are linked to aesthetic-
artistic dimensions. Key themes in the interviews are that street dance 
is seen as a way of socializing and that anyone can participate on their 
own terms, but that the social project of being together through dance 
also has important creative dimensions. One aspect of this is how the 
expressive space of the genre is shaped through the dialogic inter-
play between participants on all levels. Another key aspect is that the 
social interaction through dance is in itself considered as an important 
creative space in that a relaxed and forgiving atmosphere provides a 
unique space for spontaneous creation, and supports mutual sharing of 
ideas, experiences, knowledge and creative resources. In this way, the 
aesthetics of street dance is tightly interwoven with and largely insepa-
rable from the focus on participation and sociability.

K E Y WO R D S:  Participatory culture, street dance, hip-hop culture, cultural sustainabil-
ity, collective creation
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Ti teser om digtoplæsninger og fællesskaber

Av Louise Mønster, Hans Kristian Strandstuen Rustad 
og Michael Kallesøe Schmidt
Sammendrag: Artiklen handler om digtoplæsning. Mere præcist frem-
sætter den ti teser om digtoplæsning som en performativ genre, der i 
samtiden i stigende grad finder sted på scener, i offentlige rum og på 
digitale platforme. Herigennem manifesterer lyrikken sig som en social 
digtform, der er konstitueret af og konstituerende for en udadvendt 
og kollektivt orienteret begivenhedskultur, og som indgår i æstetisk 
definerede fællesskaber. Artiklen retter opmærksomheden mod digt
oplæsningens karakteristika og fællesskabsdannende potentialer og 
viser forbindelserne mellem disse. De ti teser angår digtoplæsningens 
1) institutionelle rammer, 2) forankring i tid og sted, 3) retoriske genrefor-
hold, 4) tekst og performance, 5) prolog, 6) krop, 7) stemme, 8) pauser, 
9) samskabelse og 10) politik. Digtoplæsning udfolder sig i et dynamisk 
samspil mellem forfatter, digt og publikum, hvor de nævnte ti aspekter i 
varierende grad kommer til udtryk, uanset om det drejer sig om fysiske 
eller digitale oplæsninger.

N Ø K K E LO R D: Poesi, digtoplæsning, fællesskab, performance

Abstract: The article investigates poetry reading. It contains ten claims, or 
theses, regarding this performative genre, which offers the public poetry 
to be heard on stages, in public spaces and on digital media platforms. 
Thus, poetry is revealed as a social art form, constituted by and constitu-
tive for a gregarious and collectively oriented event culture, and as part of 
aesthetically defined communities. The article draws its attention towards 
two central and interconnected dimensions of poetry reading, i.e. its 
fundamental characteristics and community-forming potentials. The ten 
theses concern the institutional framework of poetry reading, its situated-
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ness in time and place, poetry reading as a genre, text and performance, its 
prologues, body, voice and pauses, its political aspect, and poetry reading 
as an event of co-creation. Poetry reading unfolds in a dynamic inter
action between poet, poem and audience in which these ten aspects are 
highlighted to varying degrees, regardless of whether the form of reading is 
physical or digital.

K E Y WO R D S:  Poetry, poetry reading, community, performance

Godhetsdiskursen om sang i barnehage og skole

Av Tiri Bergesen Schei og Anne Haugland Balsnes
Sammendrag: Sang har hatt en viktig plass i norsk utdanningssystem, 
ikke minst fordi det å synge sammen har stor betydning for sosiale felles-
skap. Formålet med denne studien har vært å få mer innsikt i den obser-
verte og opplevde virkeligheten rundt sang i dagens barnehage og skole. 
Studien tar utgangspunkt i følgende spørsmål: Hvordan brukes sang av 
ansatte i utvalgte barnehager og skoler, og hvilke forestillinger om sang 
er fremtredende blant dem? Et Foucault-inspirert diskursperspektiv 
anvendes for å forstå og tolke det empiriske materialet, som består av 
observasjoner og semistrukturerte intervjuer med lærere, rektorer og 
ledere i fire barnehager og tre skoler. Gjennom analysen har vi identifi-
sert en diskursiv logikk blant våre informanter om sangens godhet, der 
sang alltid omtales positivt, nærmest som om sang var noe opphøyet. 
Ingen tematiserer mulige negative aspekter ved sang. Det er et paradoks 
at fenomenet sang omhylles av en godhetsdiskurs, samtidig som sang 
får stadig mindre plass i læreplaner og lærerutdanning.

NØKKELORD: Sang i barnehage og skole, kasusstudier, diskursanalyse, godhetsdiskurs
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Abstract: Singing has been important in the Norwegian education 
system, not least because communal singing has strong significance 
for the social well-being. The purpose of this study has been to gain 
further insight into the observed and experienced reality around 
singing in today’s kindergarten and school. The study is based on the 
following questions: How is singing used by employees in selected 
kindergartens and schools, and which notions of singing are promi-
nent among them? A Foucault-inspired discourse perspective is used 
to understand and interpret the empirical material, which consists of 
observations and semi-structured interviews with teachers, principals, 
and leaders in four kindergartens and three schools. Through the ana-
lysis, we have identified a discursive logic among our informants about 
the goodness of singing where singing is always mentioned positively, 
almost as though song were something sublime. No one thematizes 
possible negative aspects of singing. It is a paradox that the pheno-
menon of singing is enveloped in a discourse of goodness at the same 
time as singing is losing ground in curricula and teacher education.

K E Y WO R D S:  Singing in kindergarten and school, case studies, discourse analysis, 
discourse of goodness

Øvelser i sameksistens: Kunstneriske 
fellesskaps(for)handlinger på kulturfestivaler i 
Sápmi

Av Mathias Danbolt, Britt Kramvig, Hannaellen Guttorm og 
Christina Hætta
Sammendrag: Artikkelen «Øvelser i sameksistens: Kunstneriske 
fellesskaps(for)handlinger på kulturfestivaler i Sápmi» undersøker 
kulturfestivalenes rolle som visningssted for samisk kunst og som 
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bindeledd i den sosiale infrastrukturen og den kulturelle økologien i 
Sápmi. Etter en diskusjon av kulturpolitiske og kunsthistoriske makt-
dynamikker som har preget utviklingen av det samiske kunstfeltet, og 
som har betinget kulturfestivalenes viktige posisjon i Sápmi, analyse-
res to kunstprosjekter av Carola Grahn: Sami Girl Gang gjennomført 
på Festspillene i Nord-Norge i 2019 og Samisk vrede skapt for den 
samiske festivalen Márkomeannu i 2015. I artikkelen introduseres det 
nordsamiske begrepet searvedoaibma som et analytisk rammeverk i 
undersøkelsen av hvordan sosiale fellesskap gjøres og skapes gjen-
nom relasjonelle og estetiske prosesser. Artikkelens analyser av felles-
skapsforhandlingene i Sami Girl Gang og Samisk vrede viser hvordan 
kulturfestivaler i Sápmi kan fungere som viktige samlingssteder for 
utprøvinger av hvordan samisk selvbestemmelse og sosiale fellesskap 
kan artikuleres og forhandles på nye måter – ofte i friksjonsfylte møter 
med norske majoritetsoffentligheter.

N Ø K K E LO R D: Samisk kunst, sosiale fellesskap, kulturfestivaler, urfolksmetodologi, 
selvbestemmelse

Abstract: The article «Exercises in coexistence: Artistic negotiations of 
communities at cultural festivals in Sápmi» examines the role cultural 
festivals play in showcasing Sámi visual art and their function in the 
social infrastructure and cultural ecology in Sápmi. After a discussion 
of key political and art historical power dynamics that have informed 
the development of Sami art and cultural festivals, the article analyses 
two projects by Carola Grahn: Sami Girl Gang, presented at the Artic 
Arts Festival in 2019 and Sami Rage developed for the Sámi festival 
Márkomeannu in 2015. The article introduces the Northern Sami term 
searvedoaibma as an analytical concept in the analysis of how social 
communities are enacted and created through relational and aesthetic 
processes. The article’s analysis of the negotiations of communities in 
Sami Girl Gang and Sami Rage demonstrate that cultural festivals in 
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Sápmi function as test sites for articulations and negotiations of Sámi 
self-determination and social communities.

K E Y WO R D S:  Sami art, social communities, cultural festivals, indigenous methodol-
ogy, self-determination

Portrætter, fotografi og 
fællesskab i en grønlandsk kontekst

Av Peter Berliner
Sammendrag: Artiklen beskriver, hvordan fotoportrætter bidrager til 
en følelse af fællesskab i en by og en bygd i Grønland. Formålet er at 
undersøge, hvordan fotografi og kunst forstået som æstetisk praksis 
kan åbne nye forståelser gennem fælles oplevelser og dermed styrke, 
skabe og vedligeholde bæredygtige, sociale fællesskaber i lokalsam-
fundet. Metoden er observationer og refleksion over hændelser, inspi-
reret af teorier om kreativitet som at give til fællesskabet. Processen 
omkring unges portrætkunst samt modtagelsen af denne ved en udstil-
ling midt i byens rum beskrives og analyseres for at formulere en teori 
om unges æstetiske udtryk som fællesskabsopbyggende i bestemte 
lokaliteter. Denne proces kan forstås i en teori om gavegivning, hvor 
de unge positionerer sig selv som bidragende til fællesskabet gennem 
udstillingen af fotoportrætterne. Fotoportrætterne får her endvidere en 
særlig rolle, idet de i deres visuelle udtryk er en spejling af det sociale 
fællesskab og dermed en kollektiv selvrefleksion.

N Ø K K E LO R D: Fællesskab, portrætter, unge, æstetisk praksis, Grønland

Abstract: The article describes how photo portraits contribute to 
a sense of community in a town and a settlement in Greenland. The 
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goal is to investigate how photography and art understood as aesthetic 
practice can open new understandings through shared experiences 
and thus strengthen, create, and maintain sustainable communities. 
The method is observations and reflection on events, inspired by 
theories of creativity as giving to the community. The young people's 
making of the portraits and the reception of the portraits at an exhibi-
tion in the centre of the town are described and analysed to formulate 
a theory of young people’s aesthetic expressions as contributing to 
community-building in the localities. These processes can be under-
stood through a theory of gift-giving, where the young people position 
themselves as contributing to the community. The photo portraits hold 
a special role here as they are a symbolic mirror of the people in the 
community and thus, in their very visual form, are a collective self-
reflection.

K E Y WO R D S:  Community, portraits, young people, aesthetic practice, Greenland

Forhandlede fællesskaber i samtidens kulturelt 
sammensatte samfund: Sandi Hilals Al 
Madhafah/The Living Room

Av Sabine Dahl Nielsen
Sammendrag: På samtidskunstscenen tiltrækker socialt engagerede 
praksisser sig aktuelt stor opmærksomhed. Denne artikel undersøger 
den svensk-palæstinensiske arkitekt Sandi Hilals deltagerbaserede 
projekt Al Madhafah, der befinder sig i krydsfeltet mellem kunst, 
arkitektur og aktivisme. Gennem en analyse af Al Madhafah belyser 
artiklen, hvordan projektet skaber sociale mødesteder i samtidens 
migrationsprægede samfund, der udfordrer de gældende præmisser 
for fællesskabsdannelser og sætter fokus på, hvem i nutidens etnisk 
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og nationalt blandede samfund der har ret til og mulighed for at agere 
værter. Mere specifikt udforsker artiklen, hvordan kunstprojektet 
iscenesætter møder, der bidrager til de igangværende forhandlinger 
af samtidens kulturelt sammensatte bysamfund, og som igangsæt-
ter kritiske diskussioner om nye tilhørsforhold og alternative fortæl-
linger om sociale identitetsdannelser. Med afsæt i en postmigrantisk 
optik argumenterer artiklen for, at de etablerede mødesteder fungerer 
som kontaktzoner, hvor der kan dannes nye typer af fællesskaber og 
solidariske alliancer, der baserer sig på fælles interessefelter, sociale 
aktiviteter og politiske anskuelser snarere end på eksternt tilskrevne 
identiteter.

N Ø K K E LO R D: Al Madhafah/The Living Room, postmigration, kontaktzoner, gæstfri-
hed, solidariske alliancer

Abstract: On the international art scene, participatory and socially 
engaged practices are currently gaining a lot of attention. This article 
examines the Swedish-Palestinian architect Sandi Hilal’s participatory 
project Al Madhafah, which is situated between art, architecture, and 
activism. Through an analysis of Al Madhafah, the article shows how 
the project creates social meeting places in today’s migration-induced 
societies that challenge the existing conditions for community building 
and put a focus on who in today’s ethnically and nationally mixed soci-
eties has the right to and the possibility of acting as hosts. More speci-
fically, the article sheds light on how the art project stages encounters 
that contribute to the ongoing negotiations of today’s culturally plura-
lized societies and that instigate critical discussions on new notions 
of belonging and alternative narratives about social identity formation. 
Applying a postmigrant perspective, the article argues that the estab-
lished meeting places function as contact zones where new types of 
community and alliances of solidarity can be formed that are based on 
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common interests, social activities, and political positions rather than 
on ascribed identities.

K E Y WO R D S:  Al Madhafah/The Living Room, postmigration, contact zones, hospital-
ity, alliances of solidarity

Hyperteatral og paradoksal uenighetsdramaturgi

Av Siemke Böhnisch
Sammendrag: Med utgangspunkt i et behov for uenighetsfellesskap i 
dagens demokratiske offentlighet og spørsmål om hvilken rolle teater 
som medium og kunstform kan spille i den sammenheng, undersøker 
jeg i denne artikkelen uenighetsdramaturgien i scenekunstprosjektet 
Sløserikommisjonen av Traavik.info. Gjenstand for analysen er det 
dramaturgiske konseptet slik det trer frem og utvikler seg i den kon-
fliktfylte prosessen fra annonseringen av prosjektet og frem mot den 
sceniske realiseringen. Jeg rekonstruerer konfliktdramaturgien som 
del av en offentlig uenighetskontekst og som publikumsdramaturgi i 
det hyperteatrale verket. Metodisk blir den vitenskapelige analysen her 
medkonstituerende for selve verket. I analysen viser jeg hvordan Sløse-
rikommisjonen jobber med en paradoksal krysskobling av to tilsynela-
tende enighetsfellesskap, samt hvordan kunstens og verkets re-entry 
og performativitet er vesentlig for den hyperkomplekse uenighetsdra-
maturgien. I det følgende inndrar jeg den omfattende kontekstuelle 
utviklingen i form av en femaktsstruktur, før jeg til slutt drøfter hvordan 
det dramaturgiske konseptet kan sies å romme en risikofylt upartiskhet.

N Ø K K E LO R D: Uenighetsdramaturgi, dramaturgisk analyse, hyperteater, Morten 
Traavik, Sløserikommisjonen
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Abstract: This article is based on the call for communities of disagre-
ement and the question of what part theatre may play as a medium 
and a collective art form in this context. From this point of departure, 
the article examines the dramaturgy of disagreement in the hyperthea-
tre project The Wastefulness Commission by Traavik.info. The object 
of analysis is the dramaturgical concept as it emerges and evolves 
throughout the turbulent process, from the first public announcement, 
up to the realization of the stage performances. I reconstruct conflict 
dramaturgy as a dramaturgy of the audience in the hypertheatre work. 
Methodologically, the analysis contributes to constitute the work as 
such. I show how The Wastefulness Commission initiates and works 
on a paradoxical cross-connection of two apparent communities of 
agreement, and how the re-entry and performativity of the work of 
art are crucial for the hypercomplex dramaturgy of disagreement. In 
what follows, I present the extensive contextual process in a five-act-
structure. Finally, I discuss how the dramaturgical concept may contain 
a risky impartiality.

K E Y WO R D S:  Dramaturgy of disagreement, dramaturgical analysis, hypertheatre, 
Morten Traavik, The Wastefulness Commission


