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inte kommenteras någonstans. Det underliggande 
hotet i den meningen får mig att tänka på ett miss-
handelsförhållande och kanske inte litteratur, film, 
media eller undervisning. Men den har fått mig att 
tänka på just läsarens och publikens förpliktigande 
att reflektera över innebörden av fiktionellt våld. 
Efter att ha läst de två sista kapitlen kan jag också 
inkludera lärarens roll i det. Läraren har makten – 
liksom författaren eller regissören – att ”tvinga” 
andra att ta del av våldsillustrationer. Trots en viss 
spretighet kan denna antologi visa att det hotfulla 
”Jag gör med dig vad jag vill” går att vända på. Vi 
kan också göra vad vi vill när vi konfronteras med 
fiktionellt våld – vi kan skrämmas, njuta, förvånas, 
beröras och så vidare, men framförallt kan vi be-
grunda det vi ser eller läser.

Katarina Gregersdotter

Birgitta Johansson Lindh, Som en vildfågel i en bur. 
Identitet, kärlek, frihet och melodramatiska inslag 
i Alfhild Agrells, Victoria Benedictssons och Anne 
Charlotte Lefflers 1880-talsdramatik. Makadam. 
Göteborg & Stockholm 2019.

Omslagsbilden till Som en vildfågel i en bur. Iden-
titet, kärlek, frihet och melodramatiska inslag i Alf-
hild Agrells, Victoria Benedictssons och Anne Char-
lotte Lefflers 1880-talsdramatik är ett collage. I för-
grunden syns en kulört illustration av två fåglar i 
färd med att pröva sina vingar. De sitter utanpå en 
fågelbur som omgärdas av blommande slingerväx-
ter. Illustrationen kontrasteras mot en allvarlig ung 
flicka tecknad i gråskala. Flickans hand befinner sig 
i höjd med buren, som om hon nyss öppnat den och 
släppt ut fåglarna.

I Som en vildfågel i en bur tar sig Birgitta Johans-
son Lindh an tre av det moderna genombrottets 
mest framstående författarskap: Alfhild Agrell 
(1849–1923), Victoria Benedictsson (1850–1888) 
och Anne Charlotte Leffler (1849–1892). Bokens 
titel är hämtad från Lefflers novell Runa som publi-
cerades som följetong i Ny Illustrerad Tidning un-
der några sommarveckor 1878. Novellen dramati-
serades ett par år senare och hade premiär under 
titeln Elfvan på Nya Teatern 1880. Uttrycket ”som 
en vildfogel i bur” återkommer i båda verken och 
anspelar på det vingklippta handlingsutrymme de 
borgerliga genusidealen innebar för kvinnor. Leff-
ler använde även, vilket Johansson Lindh framhål-
ler att Monica Lauritzen uppmärksammar i sin bio-

grafi Sanningens vägar (2012), bilden av den inspär-
rade vildfågeln för att beskriva sig själv (132).

Johansson Lindh understryker att föreliggande 
studie inte kommer att dra paralleller mellan dra-
matiken och författarnas personliga upplevelser, 
däremot är deras sociala positioner som borger-
liga kvinnor relevanta. Den sociala situationen in-
verkade på deras skapande och är en väsentlig del i 
de erfarenheter och den kritiska blick på samhället, 
äktenskapet och kärleken som gestaltas i dramati-
ken. Under rubriken ”Förväntningar som kom på 
skam” beskriver Johansson Lindh sitt första möte 
med Agrells, Benedictssons och Lefflers teaterpjä-
ser som förbryllande. Hur kom det sig att dessa 
stycken, skrivna av radikala författare, vacklade i 
sitt emancipatoriska budskap och dessutom var 
högstämda och känslosamma till sin komposition? 
Upplevelsen av en diskrepans mellan avsändare och 
komposition utmynnade så småningom i studiens 
problemformuleringar:

Vad är det som står på spel i pjäserna? Kräver de en 
annan läsart än den kanoniserade moderna genom-
brottsdramatiken av Ibsen och Strindberg? Kan 
den teaterhistoriska bakgrunden belysa pjäsernas 
komposition? Är det något annat än det slags frigö-
relse som Noras sorti i Et dukkehjem representerar 
som är centralt i de tre kvinnornas dramer? (15)

Under rubriken ”Efterklangsdramatik” berörs för 
tiden vitala begrepp som efterklangs- tendens- och 
indignationsdramatik och idealism. Här presente-
ras också det material som ligger till grund för stu-
dien liksom det tvådelade syftet: ”[…] att frilägga 
och diskutera dramernas emancipatoriska idéer” 
och ”[…] visa hur dramernas komposition är ambi-
valent i relation till idealismens moral och krav på 
sedlighet samt hur de melodramatiska genredragen 
bidrar till ambivalensen.” (19 f.) Johansson Lindh 
konstaterar att Henrik Ibsens Et dukkehjem (1879) 
vanligen anges som startskottet för det moderna ge-
nombrottets dramatik i Norden. Hon instämmer i 
att det på handlingens nivå finns mer eller mindre 
framträdande beröringspunkter mellan Et dukke-
hjem och dramer av Agrell, Benedictsson och Leff-
ler. Dramaturgiskt, däremot, skiljer de sig åt. Till 
skillnad mot Ibsen skildrar pjäserna av Agrell, Be-
nedictsson och Leffler den fysiska och känslomäs-
siga erfarenheten av att leva i underordning.

I ett försök att tränga igenom den, ofta nedsät-
tande, litteraturhistoriska termen indignationsdra-
matik undersöker Johansson Lindh hur form, te-
matik och ideologi skrivs fram i relation till tidens 
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konventionella dramaturgiska strategier i Agrells 
Räddad (1883), Dömd (1884) och Ensam (1884), 
Benedictssons Final (1885) och I telefon (1887) samt 
Lefflers Sanna kvinnor (1883), Elfvan (1883), En 
räddande engel (opublicerad men skriven och upp-
förd i början av 1880-talet) och Hur man gör godt 
(1885). Dramaanalyserna sträcker sig från år 1880, 
då avsikten är att studera efterklangsdramatiken, 
den dramatik som har ansetts svara på Et dukke-
hjem, till år 1888 då Final spelades för första gången.

1880-talet är det moderna genombrottets verk-
liga glansperiod, inte minst för många svenska för-
fattarinnor. Av den litteratur i Sverige som tema-
tiskt sett kan räknas till 1880-talet skrevs en fjärde-
del av kvinnor. Att just Agrell, Benedictsson och 
Leffler är föremål för närmare studium motiveras 
med deras framträdande position. Tillsammans 
låg de bakom nästan hälften av de pjäser skrivna 
av kvinnor som sattes upp på tidens mest presti-
gefyllda teaterinstitutioner, Kungliga Dramatiska 
Teatern och Nya Teatern. Johansson Lindhs krite-
rier för urvalet av dramer är att de ska förhålla sig 
genuskritiskt till parametrarna familj, äktenskap 
och kön samt ha blivit uppsatta (här görs också en 
avgränsning till dramer uppsatta på Kungliga Dra-
matiska Teatern eller Nya Teatern). Dramaanaly-
serna utförs med utgångspunkt i komposition och 
rådande moraldiskurs.

I forskningsöversikten diskuterar Johansson 
Lindh litteraturhistorien som progressionsdriven. 
Hon noterar att den tidigare genusinriktade forsk-
ningen varit mån om att tvätta bort melodrama- 
och indignationsstämplen från Agrells och Lefflers 
dramatik då den skymt dess modernitet och degra-
derat deras förmåga som dramatiker. Konstateran-
det knyter an till en tidigare beskrivning: ”[t]ea-
ter- och litteraturhistorien om 1880-talet har dock 
i regel skrivits i solidaritet med den framväxande 
naturalistiska och modernistiska teatern, som ra-
dikalt bröt med idealismens moral och didaktiska 
funktion.” (23) Vad gäller dramaturgin är Johans-
son Lindhs, i sammanhanget sällsynt befriande, ut-
gångspunkt att Agrell, Benedictsson och Leffler 
är fullfjädrade dramatiker, punkt. De anammade 
inte en konventionell komposition utan förhöll sig 
medvetet till den, och bände den, i sitt normkri-
tiska skapande. De frågor om kön, rätten till den 
egna kroppen, kärlek och frihet som behandlas i 
dramerna gör dem också i tematiskt avseende klart 
moderna.

Av de tre författarskap som är föremål för under-
sökning konstaterar Johansson Lindh att Lefflers är 

mest efterforskat, följt av Benedictssons – även om 
ytterst lite har skrivits om hennes dramatik – medan 
det finns lite att luta sig mot om Agrell. Johansson 
Lindh påpekar hur forskningen om denna trio ge-
nombrottskvinnor i huvudsak fokuserat på prosan 
samt författarskapens relation till författarnas egna 
liv. Det kanske kan tyckas kontraproduktivt att tidi-
gare forskning börjat i den biografiska änden när det 
var just till sådan information författarskapen redu-
cerats genom decennier av litteraturhistorisk mar-
ginalisering. Men det bör anses vara en sak att ägna 
sig åt biografiska aspekter gällande författarskap 
vars marginalisering, markerad med en biografisk 
notering, motiverats med könstillhörighet och en 
annan att koncentrera sig på verket snarare än dess 
upphovsmakare när det gäller grundligt utforskade, 
företrädesvis manliga, författarskap. Frågan om bio-
grafi, kontext och erfarenhet återaktualiseras stän-
digt när det gäller underforskade författarskap som 
faller utanför normen. Även om verk inte läses bio-
grafiskt är det skillnad på att studera kanoniserade 
författarskap, under denna period främst represen-
terade av Ibsen och August Strindberg, jämfört med 
tämligen outforskade sådana. I biografierna och tex-
terna av biografisk karaktär om Agrell, Benedicts-
son och Leffler går det att avläsa en ambition hos 
tidigare forskning att sätta sig in i förutsättningarna 
för att verka som skapande kvinna i slutet av förra 
sekelskiftet. Deras gemensamma och individuella 
förutsättningar är av betydelse, vilket också tang-
erar Johansson Lindhs teoretiska utgångspunkter 
som tillsammans med de metodologiska behand-
las i kapitel ett.

Dramanalysernas fördjupning i dramaturgi och 
ideologi utförs med stöd i feministisk teori och 
genreteori som knyter an till studiens grundläg-
gande begrepp: melodrama, känslor, erfarenhet, 
identitet, frihet och kärlek – varav det första och de 
tre senare återfinns i bokens undertitel. Det teore-
tiska ramverket appliceras i sin tur på det historiska 
sammanhang där författarna verkade och dramerna 
tillkom. Valet av teoretiska utgångspunkter spän-
ner över fenomenologisk existentialism till politisk 
filosofi. En variation av teoretiska ingångar moti-
veras med att analyserna utgår från såväl dramatur-
giska som genuspolitiska frågor. Avsikten är dels 
att få till stånd en dialog mellan teori och empiri, 
dels att undvika att en teoretikers idéer blir alltför 
dominerande och vägledande i dramaanalyserna. 
Med stöd i Sonia Kruk och Iris Marion Young, som 
verkar i en fenomenologisk feministisk tradition, 
tas begreppet erfarenhet som utgångspunkt i ana-
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lysen, här med betoning på individens agens i rela-
tion till andra individer. För att kunna fördjupa hur 
identitet är beroende av relationen mellan indivi-
der sammanförs Kruk och Young med Adriana Ca-
vareros utveckling av Hannah Arendts distinktion 
mellan vem och vad en individ är. Cavarero knyter 
vem en person är till individualitet och var och ens 
unika livshistoria, medan vad någon är formas av 
sociala strukturer. Begreppet The narratable self – 
berättbart själv – hänger samman med individers 
livshistoria. Alla hyser ett begär av att få sin livshis-
toria bekräftad, att förnekas detsamma kan upple-
vas som våld. Den patriarkala ordningen utövar, 
enligt Cavarero, ett sådant våld då den inskränker 
vem en kvinna är till vad hon är. Den politiska po-
tentialen i berättbart själv ligger i förståelsen av sig 
själv som något utöver ens sociala position: en unik 
individ bland andra unika individer. Rollfigurer-
nas relation till varandra och deras kroppsliga och 
känslomässiga erfarenheter är således avgörande i 
dramaanalysen. Johansson Lindh lyfter fram Maria 
Karlssons avhandling Känslans röst. Det melodra-
matiska i Selma Lagerlöfs romankonst (2002) som 
påvisar hur melodramens excesser kan manifestera 
marginaliserade och tillbakahållna upplevelser. Jo-
hansson Lindh läser de melodramatiska excesserna 
som en för perioden etablerad ”mimesis-praktik” 
och menar att Agrell, Benedictsson och Leffler ge-
staltar en fenomenologisk mimesis förenlig med 
realism i de pjäser som är föremål för analys: ”En 
sådan syn gör det möjligt att förstå de melodra-
matiska elementen i kvinnornas dramatik som en 
mimetisk praktik med syfte att dramatisera käns-
lomässiga erfarenheter och moraliska konflikter.” 
(38) Begreppet känslor används i bred bemärkelse:

[…] ett sammansatt fenomen med en både sinnlig 
och mental sida, liksom för både direkta och mer 
långvariga psykologiskt förankrade sinnestillstånd, 
förnimmelser och reaktioner. Avgörande är också 
att känslor är relationella. De involverar (re)ak-
tioner eller relationer i riktning mot eller bort från 
objekt eller andra individer i den kännande perso-
nens sociala miljö. (39)

Idén om känslors riktning mellan subjekt och ob-
jekt återfinns hos Sara Ahmed och objekten i den 
här studien är pjäsernas tematiska och dramatur-
giska element. De känslor som gestaltas på scenen 
kan i sin tur åstadkomma en känsloeffekt hos pu-
bliken när den görs uppmärksam på de kvinnliga 
protagonisternas lidande som beror av deras un-
derordning.

Metoden är en strukturalistisk och semiotisk 
dramanalys som tar hänsyn till den performativa 
handlingen, temporala aspekter, rollfigurernas po-
sitioner och inbördes relationer. Angreppssättet är 
både teater- och litteraturvetenskapligt. Den drama-
tiska texten, receptionslogik, publiktilltal och tea-
terns estetiska normer liksom en studie av melodra-
matiska och sentimentala särdrag med stöd i kompa-
rativa läsningar står i fokus. De komparativa läsning-
arna görs utifrån ett trettiotal dramer från 1880-talet 
och perioderna dessförinnan. Urvalet består av pu-
bliksuccéer respektive dramer vars likheter med stu-
diens primärmaterial lyfts fram i tidigare forskning. 
Det komparativa greppet används för att utkristal-
lisera hur Agrell, Benedictsson och Leffler förhåller 
sig till den melodramatiska estetiken. Då teman som 
moral, heder och dygd är framträdande i det jäm-
förande materialet studeras Agrells, Benedictssons 
och Lefflers sätt att förhålla sig till desamma. Gäl-
lande det ideologiska genusperspektivet görs ana-
lyserna utifrån det teoretiska ramverket samt med 
stöd i tidigare forskning om kvinnors kulturella och 
sociala position under det aktuella århundradet.

Liksom begreppen indignations- respektive ten-
densdramatik används även melodramen med dess 
sentimentala uttryck ofta i nedsättande bemärkelse. 
I kapitel två ger Johansson Lindh ett teaterhisto-
riskt perspektiv på det sentimentala och melodra-
matiska och hur detta förhöll sig till idealismens 
moral, normer och konventioner. Hon stödjer sig 
på Toril Mois begrepp estetisk idealism som ringar 
in periodens syn på konstens moraliska funktion 
där estetik, etik och religion skulle hänga sam-
man. Moral och sedlighet är bärande motiv under 
perioden och ska förstås i bred bemärkelse. Un-
der 1800-talet inbegriper sedlighet hela borgerlig-
hetens värdesystem och att det efterlevs ligger till 
grund för upprätthållandet av ordningen. Famil-
jen har en grundläggande funktion och dramatiska 
intriger kretsar träget kring densamma liksom be-
rättelser om dygdig kärlek där särskilt vikten av att 
vara en ”ren” kvinna betonas. Eller annorlunda ut-
tryckt: vikten av att kvinnan fortsätter vara reduce-
rad till en kropp snarare än att ges fritt spelrum som 
individ. Johansson Lindh klargör så att det senti-
mentala borgerliga dramats genredrag var domi-
nerande teaterestetisk norm under hela 1800-talet. 
Melodramatiska element och schablonartade roll-
figurer förekom på varje teaterscen, det var inte nå-
got specifikt för kvinnliga dramatiker – det var rå-
dande konvention och ofta en förutsättning för att 
tas upp på repertoaren.
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Kapitel tre analyserar protagonisterna Viola och 
Bertas positioner och gestaltningen av kroppslig 
och känslomässig erfarenhet i Agrells Räddad och 
Lefflers Sanna kvinnor. Jämförelser görs också 
med Nora i Et dukkehjem liksom urvalet av sam-
tida och tidigare dramer. Dramaanalyserna synlig-
gör väsentliga skillnader i huvudpersonernas dra-
maturgiska positionering och karaktärsteckning i 
Räddad och Sanna kvinnor gentemot det jämfö-
rande materialet. Både Viola och Berta befinner 
sig i utsatta positioner på grund av andras agerande, 
medan exempelvis Ibsens Nora själv har försatt sig 
i knipa. Till skillnad från flera av huvudrollerna 
ur det jämförande materialet utvecklas inte Viola 
och Berta under handlingens gång, deras etiska och 
moraliska handlande är konsekvent från början till 
slut. Flera av pjäserna avslutas också med en scène à 
faire, en rättegångsliknande scen typisk för melo-
dramen. I de konventionella dramerna sker här en 
uppgörelse där de som handlat dygdigt belönas. I 
fallet Räddad och Sanningens vägar är utgången 
en annan, varken Viola eller Berta premieras men 
deras moraliska godhet polariseras ytterligare mot 
antagonistens och bilden av deras respektive mo-
raliska övertygelse förstärks. Framförallt visar ana-
lyserna på hur kampen mellan ont och gott, ett för 
melodramen bärande tema, kompliceras i Räddad 
och Sanna kvinnor då huvudpersonerna agerar i 
egenskap av moraliska individer som inte låter sig 
reduceras till följsamma kvinnokroppar. Trots att 
Viola och Berta agerar i opposition mot de borger-
liga idealen landar åskådarens sympatier hos dem 
då de visar hur de ideal som gäller för kvinnor inte 
har med moral att göra utan är framtvingade av de-
ras underordnade position. Johansson Lindh kon-
staterar också i slutet av kapitlet att Viola och Berta 
framställs som icke-glorifierade outsiders som bär 
de brutala konsekvenserna av att göra motstånd 
från en underordnad position. I dramernas upplös-
ning lider Viola och Berta svidande nederlag men 
de vinner samtidigt självrespekt. Deras idéer består 
och stannar kvar hos läsaren och åskådaren.

I kapitel fyra, fem och sex analyseras det reste-
rande primärmaterialet. Samtliga tre kapitel kon-
kretiserar hur författarna använder sig av de melo-
dramatiska genredragen och på vilket sätt de för-
håller sig till idealismens moraldiskurs. Kapitel fyra 
fokuserar på Lefflers dramatik och dess skildring av 
den unga borgerliga kvinnans sociala position och 
relation till identitet, sexualitet och kärlek. Kapi-
tel fem ägnas åt Agrell och tematiken moderskap 
och mor/barn-relationer. Det avslutande analyska-

pitlet vigs åt Benedictsson och kretsar kring gestalt-
ningen av borgerlighetens genusnormer, äktenska-
pet och konstruktionen av det heteronormativa 
manliga begäret präglat av ägande. Här finns även 
ett resonemang om att kärlek är möjlig först när de 
älskande står fria från sociala hierarkier och eko-
nomiskt marknadstänkande. De tre analysavsnit-
ten visar hur frihet från ytlighet, social status och 
pengar kan leda till sanning, autenticitet och liv.

Redan i inledningen slår Johansson Lindh fast 
att ”[k]ärnpunkten i dramernas kritiska berättelse 
om kvinnors identitet, kärlek, äktenskap och familj 
är visionen om frihet” (19). I analysavsnitten iden-
tifieras sedan olika innebörder av frihetsbegrep-
pet i respektive författarskap. Hos Agrell handlar 
frihet om att kvinnan inte ska tvingas axla man-
nens moraliska skuld. Benedictsson skriver fram 
kärleksrelationen som frihetens möjliggörare. För 
Leffler handlar frihet om utrymme att utveckla sin 
unika identitet, även erkännandet av levd erfaren-
het som kunskapssubjekt betonas. Johansson lyfter 
fram melodramens populära motiv med protago-
nister som drabbats av otur men genom moraliskt 
leverne vänder olycka till lycka. Hos Agrell, Bene-
dictsson och Leffler lever protagonisterna i bristtill-
stånd och underordning men tillståndet har ingen-
ting med otur att göra, det kommer sig av sociala 
strukturer. Handlingen framhåller livet som sår-
bart och gestaltar det förkastliga i att strukturer un-
derstödjer acceptansen av att vissa lever mer sårbart 
än andra. Det hade varit intressant med en reflek-
tion kring hur detta budskap relaterar till det fak-
tum att samtliga kvinnliga huvudroller i de analy-
serade pjäserna tecknas som godheten personifie-
rad. Framställningen av de kvinnliga protagonis-
terna som fullfjädrade moraliska individer tycks 
vara det som motiverar riktigheten i deras frihets-
anspråk. Det är som om dramernas karaktärsteck-
ning av protagonisterna går in för att motbevisa att 
kvinnor inte skulle vara mogna att jämställas med 
män – ett vid tiden vanligt argument mot kvinn-
lig rösträtt.

Genom boken berör Johansson Lindh endast 
flyktigt de juridiska förhållandena för kvinnor un-
der slutet av 1800-talet. Först i den avslutande ex-
kursen skriver hon: ”Det är lätt att glömma att en 
svensk gift kvinna inte var myndig under 1880- och 
90-talen och att den borgerliga kvinnan ofta inte 
hade några egna ekonomiska tillgångar.” (298 f.) 
Boken hade fått en flygande start om delar av detta 
avsnitt istället förlagts till inledningen. Här görs 
nämligen konstateranden och efterlysningar som 
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tydliggör hur metodiken i Som en vildfågel i en bur 
i förlängningen ställer frågor om vilka berättelser 
som är möjliga att framföra när, för vem och uti-
från vilka erfarenheter. Resonemangen hade stärkts 
av att tidigt konstatera att problematiken som ge-
staltas på scenen – förtrycket – har sin grund i att 
kvinnor inte är fria medborgare i juridisk eller so-
cial bemärkelse.

I relation till frihetsbegreppet aktualiseras också 
idén om kärlek som möjlighet som flera dramer 
tematiserar. Är kärlek möjlig i en relation där den 
ena parten är juridiskt och normativt överordnad 
den andra? Hur förhåller sig frihet och kärlek till 
varandra? En fördjupad diskussion om frågor som 
dessa hade kunnat nyansera användandet av Cava-
reros idé om ömsesidig exponering och bekräftelse 
av den unika livshistorien som kärlekens funda-
ment, vilken förefaller omöjlig att förverkliga i ett 
samhälle där vissa individer nekas fullvärdiga med-
borgerliga fri- och rättigheter. Cavarero när en tro 
på att kärleksrelationen kan ställa sig utanför de 
sociala strukturer som reglerar vad en människa 
är. Johansson Lindh ifrågasätter detta och försö-
ker balansera utsagan med Kruk och Young, men 
den övervägande tonvikten på Cavarero gör balans-
gången problematisk. Med det inte sagt att Cava-
reros idé om kärlek inte har förtjänster som analys-
verktyg. När det gäller dramernas tematisering av 
kärleksrelationen som en av få ”scener” där kvinnor 
hade tillstymmelsen till en chans att få sitt unika 
själv bekräftat är den verkningsfull. Dramaanaly-
serna synliggör också gestaltningen av strävan efter 
ett balanserat förhållande mellan vem och vad nå-
gon är som ett mänskligt behov – och hur detta 
är dömt att misslyckas inom den borgerliga ord-
ningen. Johansson Lindh lyfter även fram klass- 
och barnperspektivet och åskådliggör dramernas 
förebådande av att ökat fokus på kvinnors, barns 
och arbetarklassens vem kräver en upplösning av 
fler gränser och hierarkier än den borgerliga ord-
ningens.

Johansson Lindhs analyser med betoning på den 
levda erfarenheten och känslornas betydelse visar 
hur författarna destabiliserar rådande teaterkon-
vention och normerande komposition med me-
lodramens egna grepp. De skrev inte alltid i direkt 
opposition med normen. Det finns en ambivalens 
i verken som öppnar upp för tolkning, vilket i sin 
tur innebar en frihet i skapandet och förflyttade 
gränserna för vad som var möjligt att gestalta. För-
sonande slut förväntades, men Agrells, Benedicts-
sons och Lefflers dramer slutar ofta i ambivalens. 

De tvetydiga sluten öppnar för tolkning både i en-
lighet med och i opposition mot rådande konven-
tion. Ambivalensen finns också i protagonisternas 
sällan lyckliga öden – kanske för att de inte fogar sig 
i den borgerliga ordningen, kanske för att ett lyck-
ligt slut inte är möjligt så länge ordningen upprätt-
hålls. Författarna skriver inom ramarna för det på 
deras tid acceptabla, men samtidigt inte. Deras in-
dividuella sociala position liksom kvinnors under-
ordning inverkar på vad de kunde skriva och hur. 
Censur må ha återinförts på Kungliga Dramatiska 
Teatern i slutet av 1880-talet, men självcensur fanns 
redan i dessa kvinnors författarskap, den var nöd-
vändig för att de överhuvudtaget skulle kunna pub-
licera sig och tas upp på teaterrepertoaren. Detta 
förhållande påverkar estetiken men används också 
som verktyg för att förflytta de normerande grän-
serna inifrån – ambivalens framträder rentav som 
en estetisk strategi.

Kapitel sju sammanfattar och utvecklar föregå-
ende kapitel. För att återgå till de inledande frå-
geställningarna kan Johansson Lindhs svar på de-
samma formuleras som följer. Ibsens Nora lämnar 
hemmet för att hon förstår att hon behöver föränd-
ras – hon vill ha tillgång till sådant som kan göra 
henne mer självständig. Huvudpersonerna i Ag-
rells, Benedictssons och Lefflers pjäser vill ha jäm-
lika rättigheter. Det som står på spel är den bor-
gerliga ordningen. Pjäserna pekar fram mot en ny 
ordning där idealiseringen av den underordnade 
kvinnan och idén om kvinnans kropp som en vara 
på det manliga heterosexuella begärets marknad er-
sätts med en relationell omsorg om andra. För att 
frilägga detta krävs en läsart som utgår från erfaren-
heten av att leva i underordning och de kroppsliga 
och känslomässiga uttrycken detta tar sig. Slutligen 
belyser den teaterhistoriska bakgrunden pjäsernas 
ambivalenta komposition och hur denna både hål-
ler sig inom den rådande teaterestetiken och idea-
lismens moral och spränger densamma.

I det avslutande kapitlet utvecklas även skarpa 
iakttagelser om heder respektive våld i namn av he-
der i det borgerliga sentimentala dramat. I flera av 
pjäserna skildras unga kvinnor som befinner sig i 
en utsatt position och ett tillstånd av brist. De hop-
pas att livet ska förändras eller öppna sig för dem 
när de gifter sig – när de flyttar hemifrån och inte 
längre behöver underordna sig faderns förmyndar-
skap. Den krassa verkligheten är dock att de går 
från ett förmyndarskap till ett annat. Dramanaly-
serna synliggör, precis som vedertagen forskning 
på området, att våld i namn av heder hänger ihop 
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med patriarkala strukturer snarare än kulturella. 
Liksom fågelburen på bokens omslag gestaltar dra-
merna den fysiska och psykiska erfarenheten av in-
stängdhet och begränsning som präglar ett liv i un-
derordning. Ur denna erfarenhet av underordning 
lyfter Johansson Lindh slutligen, med stöd i Cava-
reros tankefigur om omsorg och sårbarhet, fram 
dramernas radikala budskap om relationell omsorg 
som fundamental.

Som en vildfågel i en bur utgör ett berikande bi-
drag till forskningen om det moderna genombrot-
tet. De grundliga analyserna och kontextualiseran-
det av dramatiken ifråga visar på dynamiken i den 
melodramatiska formen där Agrell, Benedictsson 
och Leffler arbetar med att kasta om etablerade 
grepp och avsiktligt avstår från att infria publikens 
förväntningar. Argumentationen och dramaanaly-
serna är övertygande i sin framställning av hur Ag-
rell, Benedictsson och Leffler arbetar med formen 
för att nå fram med sitt genuskritiska budskap ge-
nom en skildring av upplevelsen och erfarenheten 
av att leva i underordning. Dessutom är det med-
ryckande att erbjudas fördjupning i dramer – sär-
skilt Benedictssons och Agrells – som tidigare varit 
förhållandevis lite omskrivna. Det interdisciplinära 
angreppsättet tillför också intressanta perspektiv på 
dramernas möjligheter till scenisk gestaltning, sär-
skilt Benedictssons fingertoppskänsla för drama-
tisk komposition och utrymme för skådespelarnas 
mimik och plastik engagerar.

Som en vildfågel i en bur klargör att det finns 
mycket kvar att utforska om det moderna genom-
brottet och kommer säkerligen att inspirera till vi-
dare forskning på området. Som särskilt angelä-
gen framstår vidare undersökningar av teman som 
skam, heder och våld i namn av heder, mor/dot-
terrelationer, mor/barnrelationer och betydelsen 
av erfarenhet som kunskapssubjekt.

Maria Mårsell

Anna Jungstrand, Det dokumentära och litteratu-
ren. ellerströms förlag. Lund 2020.

Jag läser Anna Jungstrands Det dokumentära och lit-
teraturen mitt under Corona-våren 2020. Parallellt 
med läsningen översköljs jag av mediernas berättel-
ser om pandemins konsekvenser. Jag följer de dag-
liga rapporterna om hur många som avlidit i Sve-
rige och i världen till följd av Covid-19. Uppma-
ningen ”Stanna hemma när du känner dig minsta 

sjuk, tvätta händerna”, upprepas gång på gång likt 
ett religiöst mantra.

Jag slås över det stora behovet av att dokumen-
tera och skildra de erfarenheter som oväntade kriser 
inte sällan ger upphov till. Hungern efter att få ta 
del av detta slags berättelser tycks närmast omättlig. 
I tidningarna publiceras undersökande reportage 
och ögonvittnesskildringar inifrån vårdens slutna 
rum, signerade sjuksköterskor och läkare. I sociala 
medier blandas influerares, kändisars och vanliga 
människors berättelser om sin karantänliknande 
tillvaro och/eller sina egna sjukdomserfarenheter.

Coronadagboken har under denna vår blivit ett 
begrepp. Till skillnad från den traditionella intro-
spektiva dagboken är denna föregivet nya genre till 
synes mer utåtriktad och politisk. Den är skriven i 
syfte att påverka och förändra den rådande situatio-
nen och för att varna om virusets förödande kon-
sekvenser; se här hur det kan gå även för dig om du 
inte stannar hemma när du är sjuk eller försummar 
att tvätta händerna! Coronadagböckerna har såtill-
vida ett slags performativ karaktär. De är inte en-
bart skrivna med ambitionen att skildra verklighe-
ten, utan för att på ett tydligt sätt gripa in i den och 
påverka och i vissa fall förändra den.

Coronadagböckerna liknar på så vis de reporta-
geböcker och dokumentärlitterära skildringar som 
publicerades runt strömkantringens år, 1968. Det 
är också den i litteraturvetenskapliga sammanhang 
så kallade dokumentarismen som står i fokus för 
Anna Jungstrands undersökning i Det dokumen-
tära och litteraturen: Sara Lidmans och Odd Uhr-
boms Gruva (1968), P. O. Enquists Legionärerna 
(1968), Sven Delblancs Åsnebrygga (1969), Carin 
Mannheimers Rapport om kvinnor (1969), Bir-
ger Normans Ådalen 31 (1968) och Birgitta Sten-
bergs Rapport (1969). Gemensam för dessa förfat-
tare och böcker är att de både skildrar erfarenhe-
ter av orättvisor, förtryck och misär och, just ge-
nom skildringen i sig, vill åstadkomma förändring.

Ärendet i Det dokumentära och litteraturen är 
emellertid inte att i första hand diskutera doku-
mentärlitteraturens verklighetsdimension, eller 
vad Jungstrand beskriver i termer av en represen-
tationsproblematik. Det är inte den dokumentära 
textens förhållande till en utomtextuell verklighet 
som står i fokus för undersökningen. Jungstrand 
tar tydligt avstånd från den autenticitetsdiskussion 
rörande fakta och fiktion som dokumentärlitterära 
skildringar ofta ger upphov till och som hon me-
nar att tidigare forskning alltför ensidigt uppehål-
lit sig vid. Istället vill hon som hon ihärdigt slår 


