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behov att historiskt situera Nietzsche i det mo-
derna. I vart fall återfinner vi redan i början av 
förordet en elegant och suggestiv utläggning av 
omslagsbildens fotografi av ett kraschat ånglok i 
modernitetens huvudstad Paris, som ett slags sin-
nebild för en urspårad utvecklingsoptimism. Men 
i de enskilda essärena är bestämningarna av det 
moderna och deras ev. relation till Nietzsche vaga 
och allmänna – på ett undantag när, den upply-
sande och kunniga diskussionen av det för det 
moderna oerhört betydelsefulla begreppet själv-
bevarelse, som naturligvis har en tradition lika 
lång som filosofin själv (sedan spelar det mindre 
roll att Eriksen stöder sig på Hans Blumenberg; 
sämre sagesman kan man ha).

Eftersom essäerna i boken är femton till anta-
let och skrivna under ungefär lika många år, är 
det inte märkligt att kontexten bestämmer Er-
iksens förståelse av det moderna eller att bilden 
av Nietzsche blir undflyende. Många, likt exem-
pelvis de som skriver i traditionen från Karl Jas-
pers existentialfilosofiska Nietzscheläsning, skulle 
anse att just en sådan bild är den sanna bilden av 
Nietzsche, vilken ju som få andra var beredd till 
uppbrott, till att experimentera med livets och 
tänkandets möjligheter. Från helt andra utgångs-
punkter har dekonstruktionen skissat en delvis 
likartad bild av Nietzsche som en fragmentarisk 
filosof, en utkastets filosof. Men för dekonstruk-
tören är Nietzsche inte så mycket en livsfilosof 
som ständigt är på väg, utan en raserare, som i 
brottstycken och utan att själv ha ett program el-
ler system ifrågasätter alla etablerade sanningar 
och makroberättelser.

I detta perspektiv är det ingen tungt vägande 
invändning mot Eriksen att hans egen tänkarna-
tur är av den kameleontiska sorten. Tvärtom kan 
man låta sig förbluffas och imponeras av Eriksens 
ack så otidsenliga, helt ogrumlade bildningsöver-
tygelse, att de stora kanoniska tänkarnas idéer är 
styrande för historien – att Eriksen på s. 376 i en 
passus riktad mot Habermas angriper just en så-
dan historiesyn kan jag bara se som ett svårartat 
fall av bristande självinsikt! – samtidigt som man 
med gillande noterar att Eriksen i en av de yngsta 
essäerna i boken, i Marshall McLuhans och flera 
andras efterföljd, läser historien i ljuset av kom-
munikationsteknologiska paradigm (s. 320).

Tyvärr uppvisar boken brister i formalian. I 
populära framställningar må det vara hänt att 
författaren refererar grundtankar hos den ena el-
ler andra tänkaren, utan att åberopa sig på be-

stämda textställen eller ens verk. Och det är må-
hända ingen stor sak att Eriksen, trots att han 
helt riktigt anbefaller Collis och Montinaris his-
toriskt-kritiska utgåva (den s.k. KSA/KGW), 
till synes slumpartat anför andra, numera förle-
gade utgåvor, vanligen Schlechtas trebandsutgåva 
men också Nachlaß-samlingarna ”Der Wille zur 
Macht” (sammanställd av Elisabeth Nietzsche och 
Heinrich Köselitz) och ”Die Unschuld des Wer-
dens” (som Alfred Baeumler – och inte Elisabeth! 
– redigerat). Värre är det att citat- och hänvis-
ningstekniken, det visar de ganska många stick-
prov jag utfört, på sina håll är under all kritik. Den 
nyfikne ombeds kolla s. 161f. för att övertyga sig 
om hur det inte får se ut! Eller s. 167, där Freud 
och Nietzsches respektive syn på ”jaget” avhand-
las: ”Jaget är ’utsträckt som ett rep mellan ormen 
och Gud’ (II: 281, 523, 623, 826).” Fyra hänvis-
ningar(!) till ett citat; och inget av dem innehåller 
den citerade satsen. I cd-rom-utgåvan av Nietz-
sches samlade verk återfinns den inte heller. Väl-
känd är däremot Zarathustra-vändningen ”Der 
Mensch ist ein Seil, geknüpft zwischen Tier und 
Übermensch – ein Seil über einem Abgrunde” 
(tryckt i Schlechta II, 281).

Vad det tycks har Eriksen på många håll skri-
vit av sina egna arbetsnotiser, kanske kladdiga och 
sedan länge undanlagda. De många vackra insik-
terna som boken onekligen vittnar om hade för-
tjänat att behandlas med en varsammare hand, 
grundade som de är i en halv mansålders umgänge 
med verk av och om Nietzsche.

Fredrik Agell

Ibsen on the Cusp of the 21st Century. Critical Per-
spectives, A Festschrift in Honor of Asbjørn Aar-
seth. Red. Pål Bjørby, Alvhild Dvergsdal & Idar 
Stegane. Alvheim & Eide, Akademisk Forlag. 
Laksevåg 2005.

Ibsen on the Cusp of the 21st Century. Critical Per-
spectives är en festskrift utgiven med anledning 
av Bergenprofessorn Asbjørn Aarseths 70-årsdag 
och pensionering 2005. Den är helt ägnad Ibsen-
forskningen, men inleds med kollegan Atle Kit-
tangs porträtt av Aarseth som litteraturforskare 
över huvud och avslutas med en bibliografi över 
Aarseths publikationer om Ibsen.

Aarseths första uppsats om Ibsen var en artikel 
om Lille Eyolf i Edda 1966, men redan 1963 av-
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lade han magister artiumexamen med en studie 
av Olav Aukrusts lyrik. Kittang jämför den tidiga 
Ibsenuppsatsen med Aarseths senare studier över 
Kejser og Galilæer och Vildanden och konstaterar 
att nykritikens teoretiska språk går att spåra redan 
i Lille Eyolf-uppsatsen, men det kombineras ännu 
med ett sökande efter verkets moraliska norm. 
I Aukruststudien märks influenserna från Hei-
deggers filosofiska hermeneutik och Maud Bod-
kins arketypstudier. Medan Kittang influerades 
av strömningarna i fransk litteraturvetenskap tog 
Aarseth 1964 initiativ till en studiegrupp om New 
Criticism inom NSU. Småningom kom båda att 
fördjupa sig i den hermeneutiska traditionen och 
hos Aarseth finns en idéhistorisk förankring, bl.a. 
tydlig i hans Hegelkännedom.

Tillsammans med Kittang skrev Aarseth Ly-
riske strukturer 1968, en handbok som utkommit i 
flera upplagor och fortfarande används i hela Nor-
den; ensam författade han 1976 Episke strukturer. 
Ett 500-sidigt beställningsverk om Den Nationale 
Scene i Bergen utkom 1969. Aarseth var anställd 
vid institutionen för allmän och jämförande lit-
teraturvetenskap 1967–85 och har sedan 1985 varit 
verksam som professor i nordisk litteratur.

Doktorsavhandlingen Dyret i Mennesket (1975), 
som behandlar Peer Gynt, kom att bli omstridd; 
Kittang inträder till bokens försvar och anser den 
vara ”an original contribution” till Ibsenforsk-
ningen och ”unsurpassed in its thoroughness and 
systematic rigor” (s. 20); den är också ett pionjär-
verk vad gäller utredning av metodologiska prin-
ciper för hermeneutisk analys. Aarseth har ofta 
återvänt till Peer Gynt, bl.a. i en volym i serien 
”Text and Performance” (MacMillan), vilken även 
omfattar Gengangere.

Omkring 1980 påbörjades Aarseths grundliga 
studier av periodiseringsproblem. Hans båda ”tra-
ditionskritiske studier” Realismen som myte (1981) 
och Romantikken som konstruksjon (1985) – den se-
nare boken innehåller även studier av Almqvist, 
Blicher och Mauritz Hansen – tillhör Aarseths 
mest betydande verk. Båda vilar på en solid her-
meneutisk grund. Hos Aarseth ersätter ett vid-
gat romantikbegrepp med underavdelningar rea
lism-, naturalism-, symbolism-, impressionism- 
och modernismbegreppen vad gäller genrebe-
stämningen av 1800-talets litteratur.

I Fidjestøls m.fl. Norsk litteratur i tusen år be-
handlar Aarseth perioden 1864–1905 och i det 
stora nordiska projektet Videnskab og national op-
dragelse. Studier i nordisk litteraturhistorieskrivning 

(2001) diskuterar han J.E. Sars, Norges ledande 
historiker under 1800-talets andra hälft.

Under de senaste båda decennierna har Aar-
seth i huvudsak ägnat sig åt Ibsenstudier, vilka re-
sulterat i en rad uppsatser och en tungt vägande 
monografi, Ibsens samtidsskuespill: en studie i glas-
skapets dramaturgi (1999), ett verk som i synner-
het utgår från Aristotelesbegreppet ”opsis” och 
vars huvudtes av Kittang beskrivs som att det var-
aktiga intresset inför Ibsens dramatiska ”oeuvre” 
beror på dess ”rhetorical and aesthetical impact, 
which results from the craftsmanship of Ibsen 
the artist” (s. 29). Dessutom medverkar Aarseth 
i den nya vetenskapliga Ibsenutgåvan och orga-
niserade den IX:e Internationella Ibsenkonferen-
sen i Bergen 2000.

Kittangs beskrivning av Aarseth är den upp-
riktige vännens och kollegans och det är lätt att 
instämma i hans positiva omdömen om Aarseths 
insatser – även för den som har svårt att dela Aar-
seths syn på romantikbegreppets lämplighet vad 
gäller överblicken över 1800-talets litteratur – lik-
som i hans omdöme att ”[g]enerosity and impar-
tiality” (s. 30) präglar Aarseths bidrag till den ve-
tenskapliga debatten.

Elegant är naturligtvis när en bidragsgivare till 
en festskrift kan ansluta till föremålets egna tyngst 
vägande skrifter. Bäst lyckas Jørgen Sejersted, som 
utvecklar Aarseths viktiga synpunkter om dju-
ret i människan i Peer Gynt. Bidraget ”Reflec-
tions on Peer Gynt’s Forefathers Niels Klim and 
Lemuel Gulliver” är en klar och välskriven jäm-
förelse mellan Ibsens, Holbergs och Swifts gestal-
ter i ”voyage imaginaire”-genren präglad av intel-
lektuell skärpa. Parallellerna mellan Ibsens drama 
och Holbergs satiriska roman, som Ibsen sanno-
likt kände till genom Baggesens danska översätt-
ning, är slående, men har tidigare blott beaktats i 
en uppsats av Samuel G. McLellan. Niels och Peer 
har mycket gemensamt, t.ex. sociala ambitioner 
och moraliska brister. De slåss mot djur och har 
dekorerad svans. De möter primitiva samhällen 
där de antas vara gudasända profeter. Båda faller 
i onåd, räddas och kommer tillbaka. I båda ver-
ken tematiseras vetenskap och forskning. Skepps-
brottsscener spelar en viktig roll etc.

Holberg i sin tur är uppbenbart beroende av 
den radikale Swift, men intar en betydligt mer 
moralistisk position och konservativ attityd; di-
rekta reminiscenser från Swift i Peer Gynt som 
inte gått via Holberg finns enligt Sejersted knap-
past, med undantag av figuren Huhu i fjärde akt 
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som kan ha inspirerats av Swifts Yahoos. Ibsens 
förhållande till Holberg är komplicerat. Sejersted 
läser den Främmande Passageraren hos Ibsen som 
representant för upplysningens rationalitet och 
empiri och noterar därvid att Ibsen, trots att han 
i så hög grad hämtar stoff från Holberg, implicit 
också kritiserar sin danske föregångare, i och med 
att denne just är en sådan upplysningsmoralist 
som utgör måltavla för Ibsens satir. Avslutnings-
vis använder Sejersted Mor Åses kommentar att 
det var Gudbrand Glesne som red på bocken långt 
före Peer Gynt för att visa att bakom Ibsens drama 
ligger flera lager av intertexter. Men, menar Sejer-
sted, redan hos Asbjørnsen och Blicher finns mo-
tivet, ty i själva verket öppnar Ibsens drama per-
spektivet, inte mot en enstaka föregångare, utan 
mot en månghundraårig genre. Därmed har Se-
jersted föredömligt lyckas öppna sin detaljstudie 
mot en vid och allmän problematik.

Festskriftens aderton bidrag är ordnade i bok-
stavsordning efter författarnas efternamn. Arrang-
emanget må ha sin vetenskapsdiplomatiska grund 
men får en besvärande karaktär av nödlösning. 
Dines Johansens, Tjønnelands, Törnqvists och 
Østeruds analyser av Gengangere hamnar på olika 
platser i boken. Det hade även varit en fördel om 
bidragsgivarna hade fått tillfälle att förhålla sig 
till varandras bidrag, profilera sig och undvika 
dubbleringar.

Jørgen Dines Johansens ”How Osvald got Syp-
hilis. Pathology and Metaphor in Ibsen’s Ghosts” 
tar sin utgångspunkt i artikeln ”Dette er ikke en 
pipe” i studenttidningen Bøygen 1996, där Frode 
Helland och Arnfinn Åslund stannar för hypote-
sen att Osvald Alving i Gengangere smittats av sy-
filis av fadern i barndomen genom att ha tving-
ats till incest och fellatio. Dines Johansen gör nu 
ytterligare en utredning genom att kontakta två 
medicinhistoriskt kunniga experter Klaus E. An-
dersen och Kaare Weisman. Samtliga hittills i 
forskningen aktuella hypoteser undersöks – sy-
filis från födelsen som bryter ut i sista akt? syfi-
lis genom rökning av faderns pipa? syfilis förvär-
vad hos grisetterna i Paris? etc. – såväl vad gäller 
ärftlig som förvärvad syfilis. Problemet med Hel-
land/Åslunds hypotes, enligt Dines Johansen, är 
att den saknar stöd i Ibsens text.

I Dines Johansens bidrag genomreflekteras 
stoffproblematiken även litteraturteoretiskt och 
Brechts påstående att Ibsens pjäs blivit daterad ge-
nom upptäckten av syfilisbakterien 1905 och sal-
varsanet som fungerande botemedel avvisas. Di-

nes Johansen finner att Ibsen lämnat infektions-
orsaken öppen och stannar slutligen för hypote-
sen att syfilis i pjäsen främst spelar en metaforisk 
roll. Sjukdomen står som symbol för hyckleri och 
ideologisk besmittelse och blir en del av det all-
männa moraliska förfall vi kan iaktta i dramat, ett 
förfall också Fru Alving själv har drabbats av. Dels 
har hon gift sig med kammarherren närmast av 
sociala och ekonomiska skäl, dels återvänder hon 
till honom och föder hans barn i full medveten-
het om hans utsvävande liv.

Eivind Tjønnelands ”Repetition, Recollection 
and Heredity in Ibsen’s Ghosts – the Context of 
Intellectual History” tar sin utgångspunkt i en 
”misstänksam” hermeneutisk reflexion över Fru 
Alvings och Osvalds begrepp ”livsglæde” för att 
skärskåda gengångarbegreppet och 1880-talets syn 
på ärftlighet. Tjønneland stöder sig på Gadamers 
invändning mot Descartes att vi inte kan undgå 
tvånget att styras av vår förförståelse när det gäl-
ler att förstå och tolka; fru Alvings dilemma är att 
hon stöder upplysningsprojektet, men anser 1) att 
vi inte kan komma undan gengångarna samt 2) att 
vi inte kan använda dem i vår förståelse.

Kurt T. K. Wais har skilt mellan Ibsens åsik-
ter före 1880 och hans tendens till fatalism ef-
ter 1880. För den unge antihistoriskt optimistiske 
kierkgaardinfluerade Ibsen skapas poesi genom 
erinring, men i Gengangere är relationen mel-
lan medveten kunskap, omedveten handling och 
förändring mer komplicerad. Omkring 1880 står 
den senare avvisade Lamarck-darwinismen, en-
ligt vilken förvärvade egenskaper kan ärvas, fort-
farande ganska stark, enligt Tjønneland. Bland 
dess anhängare finns författarna Samuel Butler 
och Karl Gjellerup. Théodule Ribot skiljer mel-
lan organiskt omedvetet minne och psykologiskt 
minne. Ett ärftligt omedvetet minne arbetar så-
ledes enligt samtidens idéer om minnet på tvärs 
mot den idealisering av det förflutna som fru Al-
ving bedriver.

Egil Törnqvists ”The Structure of Ghosts” är 
en kvantitativt underbyggd studie scen för scen 
av Gengangere av samma modell som hans många 
tidigare Ibsen- och Strindbergstudier.

Medan hans analyser av tid och rum (bl.a. 
entréer) och fokusering av recipienten i dramat 
ter sig föredömligt minutiösa, förefaller Törn-
qvists diagram över en ”pre-scenic action” vansk-
ligt, eftersom det utgår från att dramapersoner-
nas uppgifter om det förflutna är sanna – detta 
trots att Törnqvist genomskådar Engstrands väl-
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spelade roll som kreativ lögnare. Omständighe-
ten att Engstrand lyckas påverka pastor Manders 
uppmärksammas f.ö. en passant av Tjønneland. 
Liksom Dines Johansen kommenterar Törnqvist 
Osvalds syfilis och stannar för tesen att sjukdo-
men i skådespelet fungerar som pars pro toto för 
arvsynden.

Erik Østeruds ”The living Dead. On the Phe-
nomenology of Fear in Henrik Ibsen’s Ghosts” är 
den mest tankeväckande av bokens fyra studier av 
Gengangere. Østerud fixerar fru Alving, vars besvi-
kelser och illusioner han, åberopande Freuds ”das 
Unheimliche”, relaterar till en handlingsförlam-
ning som inträtt när hon låsts som ”threshold re-
sident” i ett miserabelt äktenskap. Østerud pole-
miserar mot Ferguson m.fl. som sett henne som 
en ”grekisk” tragedihjältinna. Fru Alvings själv-
bild är att hon likt madonnan är inkarnationen 
av moderskärlek, men i själva verket bygger hen-
nes liv på fruktan, icke minst fruktan för ett soci-
alt katastrofalt avslöjande av hennes nattliga kam-
per med den alkoholiserade maken. Kammarher-
ren, en vålnad redan i livet som hon aldrig älskat, 
blir är hennes negativa spegling, och hennes begär 
omvandlas i sadistisk riktning.

Genom Osvalds födelse får fru Alving en iden-
titet, men Osvald själv kommer att internalisera 
och ärva föräldrarnas konflikt. Genom tobak, 
sprit och erotik dövar han sin smärta.

Østerud framhäver också den etymologiska lik-
heten Alving/älva; älvamytologin är en demonisk 
fördubbling av den kristna världen och alla dra-
mats personer kan relateras till konflikten mellan 
kristen puritanism och hednisk eroticism. Eros 
och elden associeras till älvornas värld, vatten och 
arbete till den kristna.

I slutscenen finner Østerud dramats epifani. 
Osvald har i det erotiska objektet Regines från-
varo börjat smaka sina egna ord och hamna i det 
Bjørnvig kallat estetisk idiosynkrasi i förhållande 
till sin egen kropp, d.v.s. ett tillstånd där extrem 
sensibilitet förenas med avsaknad av mänskliga 
känslor riktade mot omvärlden. Fru Alving stel-
nar då i handlingsförlamning, hon kan varken be-
vilja eller vägra sonen dödshjälp och just i detta 
ögonblick blir hennes rätta tillstånd som tröskel-
varelse synligt.

Två bidrag ägnas den tidige Ibsen. Toril Mois 
bidrag ”Conflicts in Ibsen’s early Aesthetics: St. 
John’s Night (Sancthansnatten) as an Idealist Fai-
lure” är ett avsnitt ur hennes numera utgivna bok 
Ibsens Modernisme. Moi framhäver starkt den ide-

alistiska estetiken i den unge Ibsens dramer. Med 
idealism menar Moi traditionen efter Schiller, 
Hölderlin och Schlegel och för henne framstår 
Ibsens tidiga verk som ”one long, and mostly un-
successful, struggle to conform to the require-
ments of idealist aesthetics” (s. 114). I det idealis-
tiska konstverket, så som Moi förstår begreppet, 
saknas avstånd mellan estetik och etik, sekulärt 
och religiöst och slutet innebär försoning. Meta-
teatrala moment tar man avstånd från. Men Ib-
sens av Shakespeares A Midsummer Night’s Dream 
beroende Sancthansnatten blottlägger tvärtom en 
inre motsägelse; dramat kan inte uppfattas sa-
tiriskt, men däremot ifrågasättes det national-
romantiska budskapet genom de metaestetiska 
momenten. En av styckets huvudpersoner, Ju-
lian Paulsen, är en diktare som inte har skrivit, en 
inautentisk Steensgaard-Ekdal-Brendelkaraktär. 
Dramats personer kommenterar vad de ser, så att 
vi ser dem såsom seende, och några av dem upp-
fattar den ”verklige” bergakungen som en med-
lem av festkommittén.

Mois artikel är uppslagsrik, men den hade kun-
nat fördjupas åtskilligt och problematiserats om 
hon också beaktat den tyska romantikens dramer, 
exempelvis Ludwig Tiecks Der gestiefelte Kater, el-
ler P.D.A. Atterboms svenska sagospel Lycksalig-
hetens ö, där vi finner tydliga paralleller till den 
unge Ibsens metateatrala grepp.

Betydligt mera substans finner man i Knut 
Brynhildsvolls bidrag ”Decline and Fall of Bour-
geois Marriage in Ibsen’s Dramas – with constant 
Regard to Martin Luther, Søren Kierkegaard and 
Love’s Comedy”. Bidraget är en studie av äkten-
skapssynen i det första Ibsendrama där denna ex-
plicit diskuteras, nämligen Kjærlighedens Kome-
die (1862). Äktenskapet reflekterar produktions-, 
egendoms- och marknadsförhållanden i det pri-
vatkapitalistiska samhället och Ibsen är bl.a. ge-
nom Georg Brandes bekant med den dåtida idé-
debatten i frågan. Konvenansäktenskapet har sin 
prima causa i de ekonomiska omständigheterna 
i 1800-talets samhälle och ofta får kärleken i Ib-
sens dramer ge vika för ekonomiska övervägan-
den. Brynhildsvoll söker relatera de olika perso-
nernas åsikter i Kjærlighedens Komedie till olika 
slags äktenskapssyn och finner att pastor Straa-
mand närmar sig Luthers och Martensens åsik-
ter, medan Falk närmast intar Kierkegaards posi-
tion; Falk påminner om huvudpersonen i Gjen-
tagelsen. Falk och Svanhild står också för Goethes 
och romantikernas ”ewig sein im Augenblick”, 
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medan pjäsens mer banala och etablerade perso-
ner betonar lagen och de samhälleliga överens-
kommelserna. Hos Kierkegaard finner vi dock en 
ascenderande linje från det estetiska till det etiska 
i de tre stadierna förälskelse, förlovning och gif-
termål, medan vi i Kjærlighedens Komedie finner 
en descenderande linje: en utveckling från kärlek, 
trolovning och förlust till trivialisering. Falks äk-
tenskapssyn är enligt Brynhildsvoll världsman-
nens och konnässsörens, lämplig för den eröv-
rande naturen, inte den ägande.

Brynhildsvoll framhäver även de starka dragen 
av satir och ironi i Kærlighetens Komedie; vi kän-
ner igen den sokratiska attityden, den ironiska 
friheten hos Falk. Ironisk retorik består i att det 
som postuleras på en kommunikationsnivå för-
nekas på en annan.

Ibsens biografi står i centrum endast i ett av 
bidragen. Astrid Sæthers ”The Dean’s Daughter. 
On Suzannah Daae Thoresen: Images from For-
mative Years in Bergen” är en omsorgsfullt skri-
ven personhistorisk studie över Ibsens hustru och 
hennes familj fram till vigseln 18.6.1858.

Ytterligare tre bidrag – med kvalitativt högst 
olika utfall – ägnas dramainterpretation. I ”Art 
and Madness. The Lady from the Sea as a Text 
about Art and the Artist” söker Anne Marie Rek-
dal visa hur fantasi i konsten och galenskap på-
verkar varandra och har sina källor i samma dyna-
mik i människans medvetande. Härvidlag vill hon 
ur psykoanalytisk synvinkel också tangera subli-
mering och villkor för skapande av konst. Främ-
lingen i dramat, sjömannen med både reella och 
fiktiva drag, representerar för Rekdal Freuds ”Das 
Unheimliche”. Lyngstrand förmår transformera 
det främmande i medvetandets djup, där också 
”joissance”, njutningen, har sin källa, till konst; 
Ellida däremot går in psykisk labilitet. Kaptenen 
får representera den symboliske Fadern. Vatt-
net, till vilket Ellida ju knytes genom sjöjungfru
associationerna, representerar det flytande, oav-
gränsade, vilket ställs i kontrast till språket. Lyng
strands handikapp förklaras stå för symbolisk ka-
stration.

Rekdals utförliga handlingsreferat kombine-
ras med den benägenhet att etikettera dramats 
personer vi finner hos tidiga freudianskt influe-
rade teoretiker, men knappast hos Shoshana Fel-
man eller Peter Brooks, vilka hellre uppmärksam-
mar olika skikt i texten och berättartekniska drag. 
Därtill kommer att Rekdal endast lyckas tydlig-
göra bipersonerna, inte Ellida och Wangel. Allra 

mest besynnerlig blir Rekdals analys när hon lä-
ser tomrummet på Ballesteds tavla, där sjöjung-
frun skulle ha sin plats, i förhållande till en för-
utsatt sjöjungfrus tomma plats i dramat; Ellida, 
som motsvarar sjöjungfrun, har nämligen genom 
att transformeras och acklimatisera sig upphört 
att vara sjöjungfru(!) Tomrummet på tavlan är 
”the place for the strange, repressed that belongs 
to a preoedipal femininity”. Vad gäller Lacanför-
ståelse är det kanske överdrivet att anklaga Rek-
dal för brott mot griftefrid, men en kritisk läsare 
undrar stilla vad Jacques Lacan skulle ha sagt om 
hennes text.

I sitt bidrag ” ’As if he were a King’ – The Rise 
and Fall of Ibsen’s John Gabriel Borkman” läser 
Fritz Paul Ibsens näst sista drama som en modern 
borgerlig tragedi och finner en social dimension 
i förhållandet att en nyrik affärsmans undergång, 
som i äldre tid endast betraktades som ett komiskt 
eller groteskt motiv, nu leder till existentiella re-
flexioner. Pauls analys är grundlig och mångsidig. 
Den lyfter inte bara fram konflikten mellan kär-
lek och lycka å den ena sidan, makt och heder å 
den andra – Borkmans makt och rikedom uppnås 
blott genom offer av personlig lycka – utan stu-
derar också symboliken, genomföringen av motiv 
samt motstridande minnen. Paul åberopar Peter 
Szondis iakttagelse att det i detta ibsendrama inte 
handlar om enskilda personers öden eller Bork-
mans död eller ens om händelser i det förflutna, 
utan om det förflutna självt.

Intressantast är Pauls iakttagelser om det sce-
niska landskapet som i fjärde akt som bekant blir 
en exteriör. Den snötäckta marken speglar Bork-
mans och hans svägerska Ellas frusna förhärdade 
själar och bryter därigenom radikalt mot 1800-
talsrealismens teaterkonventioner; i Når vi døde 
vågner utvecklas denna teknik ytterligare. Paul 
beaktar dessvärre inte parallellerna mellan Bork-
man och Goethes Faust II, men däremot noterar 
han Rilkes implicita kritik av Ibsens symbolik och 
understryker med rätta i Thomas Manns efter-
följd parallellerna mellan Ibsens sceniska vision, 
där de teatrala tecknen spelar en avgörande roll, 
och Richard Wagners estetik i Parsifal, där visu-
ella och musikaliska tecken samverkar.

Till festskriftens mest essentiella bidrag hör Lis-
beth P. Wærps ”Mise-en-abŷme in Ibsen’s When We 
Dead Awaken (1899)”. Wærp studerar den mise-
en-abŷme-liknande konstruktionen av drama, 
skulpturen Opstandelsens Dag och professor Ru-
beks porträttbyster som upprättas i Ibsens sista 
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pjäs. I motsats till flera aktuella uttolkare som Kit-
tang, Frode Helland och Tjønneland, vilka beto-
nar döden i livet, uppståndelsens omöjlighet och 
resignationen i dramat vill Wærp betona lidelse 
och längtan och i kraft av den interartiella tek-
niken fokusera rörelsen och övergången mellan 
liv och död som metaforiska positioner. Mellan 
skulptur och drama råder ekfrasrelation: dramats 
personer beskriver och liknar skulpturgrupperna. 
Vad gäller porträtten, hos vilka Edvard Munch 
f.ö. kände igen sin teknik, bör de inte förstås blott 
ironiskt som bevis för Rubeks förakt för sina upp-
dragsgivare. I människomasken avslöjas både dju-
ret i människan och människan i djuret.

Ett liknande dialektiskt förhållande råder mel-
lan Rubeks asketiska liv i konsten och livet i sol-
sken och skönhet, där Rubek står för båda po-
lerna. Irene beskrivs först i termer av staty – lik-
nad vid statyn även på de förfallsstadier i skulp-
turgruppens historia hon inte kan känna till – och 
blir statyns ”Doppelgänger” i dramat, men åter-
upplivas sedan säreget i samvaron med konstnä-
ren. Enligt Wærp träffar inte en association till 
Pygmalionmyten hela sanningen; det är inte sin 
egen skulptur av Irene som Rubek återuppväcker, 
utan något delvis okänt, en Irene som också åter-
upplivar en bild av honom.

Genom att så starkt betona rörelse och över-
gång synes mig Wærps analys av Når vi døde våg-
ner nå längre än de tolkningar som fäster störst 
vikt vid stillastående, icke minst eftersom drama-
tiken som genre är en rörelsens konstart.

Tyvärr ägnar sig få bidragsgivare åt teatern; 
trots att Ibsens texter först gavs ut som böcker är 
de ju trots allt skrivna för scenen – den existerande 
eller den tänkta. Volymens enda teaterkritiskt in-
riktade bidrag är Joan Templetons ”Updating A 
Doll House: Bergman, Ostermeier, Kimmig, and 
Breuer”, där författarinnan jämför fyra nutidsin-
riktade iscensättningar av Et Dukkehjem: i Stock-
holm 1989, Berlin 2002, Hamburg 2002 och New 
York 2003. Templeton understryker att Bergman 
genom att lägga in sexscener förvandlar Ibsen till 
sin andlige fader Strindberg. Nora blir aggressorn 
och Torvald offret. Der mest extrema tolkningen 
är Lee Breuers Maboue Mines Dollhouse, där dra-
mat blir en absurd komedi när de manliga rol-
lerna spelas av dvärgar. Templeton har en välvil-
lig syn på teaterexperiment, men hävdar (såsom 
författare till Ibsen’s Women) att Ibsens argument 
tycks reduceras eller försvinna i de moderna tea-
terversionerna.

Till teatervetenskapen hör även Errol Durbachs 
studie ” ’Without Wings’: The Existential Angels 
of Peer Gynt”, en studie föranledd av författarens 
iscensättning av dramat i Vancouver 1999. Up-
penbarligen har Tony Kushners drama Angels in 
America och Bernard Shaws syn på änglar som pe-
kar mot sociala värden utgjort incitament. Dur-
bachs Peer konfronteras likt en Sartre-hjälte med 
sin bristande autenticitet; en modern Peer måste 
röra sig i riktning mot självhävdelse.

Aarseth har betonat att Knappstöparen inte har 
någon motsvarighet i folktron, utan är en ibsensk 
uppfinning, inspirerad bl.a. av de medeltida mys-
teriespelen. I Vancouver blir han en premodern 
ängel, icke en lieman, snarare en existentiell do-
mare. Durbach går så långt att han jämför med 
Vergilius hos Dante. Durbach fokuserar också 
den Främmande Passageraren, vilken tolkas som 
en premodern Lucifer och en personifikation av 
Kierkegaards Fruktan.

Det är naturligtvis glädjande att regissörer som 
Durbach mera fokuserar skådespelets än livets 
slut, förstärker de metateatrala inslagen (Knapp-
stöparen slår exempelvis upp ett exemplar av bo-
ken Peer Gynt) i Peer Gynt och inspireras av mo-
derna dramaformer från Brecht till Pirandello och 
Artaud, men nog är såväl Bergman 1957 som Pe-
ter Stein 1971 – trots avsaknaden av AIDS-rela-
tering – betydligt modernare i sin Ibsensyn än 
Durbach, som läser Peer Gynt som en gudom-
lig komedi med änglahandledare som provoce-
rar till självinsikt.

Vigdis Ystad studerar en intertextuell relation i 
”Ibsen, Solstad and the Unspeakable Dimension. 
An Intertextual Relationship”. Medan Solstad i 
intervjuer närmast uttryckt en förströdd beund-
ran av Ibsen visar hans böcker ett betydligt dju-
pare engagemang. I 16.07.41. Roman (2002) fo-
kuserar Solstads protagonist Elias Rukla djup-
lodande enigmatiska moment i Vildanden och i 
Professor Andersens natt (1996) är huvudpersonen 
Ibsenforskare.

Marie Wells väljer i ”The Ambiguity of ’here’ 
and ’there’ in the Plays of Ibsen” ut fem dramer, 
nämligen Samfundets Støtter, Gengangere, Ros-
mersholm, Fruen fra Havet och Hedda Gabler för 
ett studium av kontrastering genom de båda ad-
verben ”här” och ”där”. I det första dramat står 
konflikten mellan ett här som är en norsk kust-
stad och ett där som betecknar världen utanför, i 
detta fall Amerika, medan förhållandet senare blir 
allt mer komplicerat: ett ”här hemma” kan således 
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kontrasteras mot en farligare yttervärld. Jag tror 
att Wells hade nått betydligt längre om hon av-
stått från adverben som infallsvinkel, exempelvis 
med en fenomenologiskt inspirerad läsning.

Till de mer perifera inslagen i festskriften hör 
två studier om Ibsenreceptionen i Iran och Kina. 
Behzad Ghaderi har skrivit ”Ibsen in Translation 
in Iran”. En Peer Gynt-synopsis utgavs 1955. En 
Folkefiende översattes 1960 och Peer Gynt så sent 
som 2005, den senare av Ghaderi själv. Före re-
volutionen 1979 intresserade man sig i huvudsak 
för de mer politiska skådespelen, medan man un-
der de senaste decennierna fokuserat dramerna ef-
ter Vildanden. Ghaderis fylliga översikt över Irans 
historia förklarar utförligt varför Ibsen ej recipie-
rades via Ryssland och Turkiet omkring sekelskif-
tet 1900. Tidigare översättningar bygger ibland på 
Michael Meyers engelska tolkningar och de iran-
ska översättarna lyfter fram tema och karakteri-
sering, medan självmotsägelser och intellektuella 
aspekter i skådespelen ibland försvinner.

I ”Peer Gynt, Ah Q and the Loss of Self ” vi-
sar Chengzhou He att receptionen däremot varit 
helt annorlunda i Kina. Redan i början av 1900-
talet mottogs Ibsens realistiska skådespel, t.ex. Et 
Dukkehjem, och man talade om ”noraism”. Peer 
Gynt togs emot något senare, nämligen 1918 i en 
introducerande artikel av Yuan Zhenying. Hu-
vuddelen av Hes artikel utgör en jämförelse mel-
lan den kinesiske av västerländskt sekulariserat 
tänkande influerade 1900-talsförfattaren Lu Xuns 
gestalt Ah Q och Peer Gynt. Grovt sett skulle Ah 
Q:s problem kunna vara att han har svårigheter 
att tänka och resonera, medan Peer som bekant 
undviker ansvar.

Endast en av festskriftens redaktörer medverkar 
med ett eget bidrag, men i gengäld tillhör detta 
de absolut värdefullaste uppsatserna i festskrif-
ten. Alvhild Dvergsdal inleder sin studie ”Hen-
rik Ibsen’s Digte” med att konstatera att Ibsens ly-
riska dikning har marginaliserats, eftersom många 
likt Georg Brandes betraktade Ibsen såsom allt-
för analytisk och intellektuell för att vara en god 
lyriker. Vidare hade de flesta dikterna, många av 
dem dessutom ”tillfällighetsdikter”, publicerats i 
tidskrifter innan de utgavs samlade 1871.

Dvergsdal studerar först helhetskompositionen 
i Digte. Ibsens dikter behandlar ofta irrationella 
och emotionella krafters inflytande på själslivet, 
en dold bakgrund för mänskliga uttryck samt hur 
jaget skiljs från sitt hem och/eller sin kärlek; i 14 
dikter syns också en metatematik. Både den för-

sta dikten ”Spillemænd” som handlar om näcken 
och den sista, ”Brændte skibe”, som är specialskri-
ven för diktsamlingen, betonar hemlösheten och 
ensamheten. Men i förra fallet är det fråga om en 
förlorad ”hon”, i senare fallet ett förlorat ”där”. 
Dvergsdal ser nu en skillnad mellan förra hälften 
av diktsamlingen, dikt 1–27, där en jag-du-pro-
blematik betraktas, och den senare, dikt 28–54, 
som koncentrerar sig på en han-där-problematik. 
Den såväl tematiskt som strukturellt centrala dik-
ten 27 ”Borte!” kan relateras till inledningsdikten, 
den lika centrala dikt 28 ”Stormsvalen” till avslut-
ningsdikten. Dvergsdal visar att dikterna i de båda 
avdelningarna genomgående korresponderar och 
står i dialog med varandra. Olika ledmotiv som 
fåglar, vatten och kvinnor återkommer och för-
binder de båda avdelningarna.

I Digte finns två bilder av konstnären, den frie 
intellektuelle (”På Sangertog”) och den ofrie av 
fördolda själskrafter behärskade (”En svane”). I 
en dikt som samlingens enda episka, ”Terje Vi-
gen”, skymtar en förmedling. När hämnden görs 
möjlig, men i stället förlåtelsen väljes, blir frigö-
relse möjlig för medvetandet.

Dvergsdals artikel avslutas med en mycket klar-
görande utredning av retoriskt pathos i Digte, vil-
ken utgår från Jørn Erslev Andersens uppsats om 
pathos i romantiken, ”Affekt og sandhed. Om 
patos som lyrisk modus” (1998) och Werner Hof
mans ”Das gespaltene Pathos der Moderne” 
(2004); hos båda dessa forskare relateras pathos, 
förutom till olika stilfigurer hyperbol, apostrof 
och antropomorfism, till ironin med dess typiska 
toper parabas och katakres. I Ibsens lyrik uttrycks 
pathos, men alltid mycket diskret och ofta så för-
bundet med distansering att det är svårt att skilja 
pathos från ironi. Dvergsdal finner det med rätta 
slående att ju mera känsloeffekterna undertrycks 
i Ibsens dikter, desto starkare framträder de.

Läst av en så skarpsinnig uttolkare som Dvergs-
dal framträder Ibsen som en synnerligen nyan-
serad lyriker, en mästare i behärskat pathos och 
Brandes och andras kritik synes förhastad. Ibsens 
dikter ger också uttolkaren en frihet som slående 
liknar den öppenhet åskådaren och läsaren er-
bjuds i de sena samhällsdramerna.

Volymen, som pryds av ett Ibsenbrev och en re-
produktion av en målning av Henrik Ibsen, visar 
hur mångsidig, blomstrande och kvalitativt högt-
stående dagens Ibsenforskning är. Flera av de mest 
imponerande bidragen är skrivna av unga norska 
litteraturforskare. Även om alla bidrag inte präg-
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las av den opartiskhet Kittang framhävde som en 
viktig egenskap hos Asbjørn Aarseth som fors-
kare, präglas de genomgående av den generosi-
tet som uppstår i ett gott litteraturvetenskapligt 
debattklimat.

Roland Lysell

Toril Moi, Ibsens modernisme (Henrik Ibsen and 
the Birth of Modernism). Övers. Agnete øye. Pax 
Forlag. Oslo 2006.

I Ibsens modernisme driver Toril Moi tesen att Ib-
sen är ”teaterhistoriens første” och mest bety-
dande modernist, att hans författarskap är ”en 
skattkiste: et uberørt arkeologisk funnsted som 
skjuler en fullstendig bevart genealogi over mo-
dernismen” och att hans verk därför är omöjligt 
att undvika för den som över huvud taget vill för-
söka förstå ”hvordan europeisk modernisme ble 
til”. Projektet liknar alltså de många försöken från 
senare år att ”ärerädda” mer eller mindre margi-
naliserade, eller åtminstone ”omoderna” förfat-
tare genom att skriva in dem i den modernistiska 
tradition som kommit att utropas till 1900-talets 
estetiska huvudfåra. Att Moi redan i inledningen 
slår fast att Ibsen, trots sin ”ubestridte status som 
en sceneklassiker” inte tillmäts vederbörlig res-
pekt inom den akademiska litteraturforskningen, 
där hans namn ofta möts ”med uttrykk for kjed-
somhet, forakt eller nedlatenhet” och att hon ofta 
beskriver hans dramer som oomtvistliga mäster-
verk understryker ytterligare denna likhet. Men 
alldeles oavsett om man delar Mois respekt för Ib-
sens litterära gärning är det svårt att inte fascineras 
och imponeras av hennes framställning av dikta-
ren som en modernistisk nyckelperson. Moi har 
nämligen inte nöjt sig med att inrangera honom 
i den etablerade berättelsen om denna tradition, 
utan skriver faktiskt, med utgångspunkt i hans 
verk, om hela modernismens historia.

Moi menar, med avstamp i Fredric Jamesons 
A Singular Modernity: Essay on the Ontology of the 
Present (2002) att den dominerande synen på mo-
dernismens historia är en ideologisk konstruk-
tion som utgår från en modernistisk självupp-
fattning som etablerades efter 1945, när ”senmo-
dernismens verdier gjøres til norm for alle andre 
former for kunst, inkludert tidligere former for 
modernisme”. Grunden i denna ideologi är att 
modernismen uppfattas som realismens antites 

och efterföljare och att den definieras utifrån hu-
vudsakligen formalistiska kriterier. Dess viktigaste 
doktriner är ”estetikkens autonomi”, ”depersonali-
sering og autonomisering av språket”. En projek-
tion av denna ideologi på den äldre modernismen 
leder dock, enligt Moi, till ”anakronistiske tolk-
ninger som forhindrer oss i å forstå hvilke este-
tiske normer som faktiskt var gjeldende for tidli-
gere tiders kunst”.

Som alternativ till modernismideologin ställer 
Moi, i anslutning till Naomi Schors resonemang 
i George Sand and Idealism (1993), tesen att mo-
dernismen måste förstås i relation till idealismen 
och närmare bestämt att ”modernismen blir født 
i idealismens ruiner”. Detta är i sig ingen sär-
skilt revolutionerande tanke. Förutom Schor kan 
man exempelvis påminna om Helmuth Kiesels 
Geschichte der literarischen Moderne: Sprache, Äste-
tik, Dichtung im zwanzigsten Jahrhundert (2004), 
i vilken idealismen beskrivs som en viktig kom-
ponent i det ideologiska komplex gentemot vilket 
modernisterna revolterar, eller de tusentals akade-
miska texter som visar hur modernister ansluter 
till Marx, Freuds eller Nietzsches anti-idealistiska 
tänkande.

Moi tillmäter emellertid idealismen en betyd-
ligt mer central roll än vad som är brukligt. Bland 
annat hävdar hon att modernismen innan 1914 
konstitueras uteslutande av upproret mot idealis-
men: ”[I] perioden fra rundt 1870 til rundt 1914 
kan de forskjellige formene for tidlig modernisme 
bare definieres negativt: det de har til felles er ikke 
hva de er, men vad de er imot”. Dessutom hävdar 
Moi att idealismen var hegemonisk under i stort 
sett hela 1800-talet:

Omkring 1800 skapte tysk idealistisk estetikk en 
av de mest slagkraftige og inspirerende forklarin-
gene av kunstens vesen og formål som noen sinne 
er blitt lagd. Dette kan knapt sies å være noen 
nyhet. Det som er en nyhet, er at en eller annen 
versjon av denne forklaringen, samme hvor al-
minneliggjort, utvannet, vulgarisert og forenklet 
den måtte være, dukker opp så å si overalt i este-
tiske diskusjoner på 1800-tallet, ikke bare på 1810- 
og 1820-tallet, men gjennom hele århundret og 
langt in på 1900-tallet.

Moi argumenterar bland annat för att 1800-tals-
realismen inte på något avgörande sätt distanse-
rade sig från idealismen, utan att det kulturkrig 
mellan idealister och antiidealister som gav upp-
hov till modernismens födelse bröt ut först med 
naturalismen.


