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I studien utforskas arbetet i en teaterpraktik för, med och av unga
tjejer. Teaterpraktiken, en form av tillämpad teater, begreppsliggörs
som communityteater och kännetecknas bland annat av konstnärliga,
sociala och politiska ambitioner. Fokus i denna etnografiska studie är
hur deltagarna iscensätter sin vardag så som den erfars på en viss plats.
Mer precist undersöks hur deltagarnas vardag blir till kreativa och
konstnärliga uttryck i dramarummet och iscensätts inför en publik.
Härigenom studeras hur gestaltningarna blir till generativa krafter som
möjliggör handlingsutrymme för deltagarna i dramarummet och på
andra platser så som i skolan. I studien undersöks även hur arbetet kan
skapa maktobalanser vilka begränsar deltagarna under arbetets gång.
Även de utmaningar som ledarna hanterar i processen undersöks i
studien. Utforskandet sker genom postkonstruktionistiska och spatiala
teorier för att  uppmärksamma en mångfald av aktörer i
teaterpraktiken så som deltagare, plats och rum.
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Abstract
"We want to be heard!". A study about community theatre with adolescent girls

The subject of this study is a community theatre for, with and by girls aged 13–17. The theatre practice is situated within the 
field of applied theatre and as a communitarian practice engages with artistic, social and political ambitions by staging the 
everyday of marginalised people. When describing and researching these kinds of theatre practices, emphasis is often placed 
on their democratic potential and positive notions of empowerment. However, the challenges which arise when participants 
with little or no previous theatre experience are to perform their lives in front of an audience are not often discussed in 
research. Accordingly, the aim of this ethnographic study is to explore how the participants’ lives are turned into creative 
and artistic expressions in the drama room and staged in front of an audience. By working with post-constructionist and 
spatial theories, humans as well as space, place and affectivity are acknowledged as co-producing actors. These theoretical 
positions, articulated by philosophers such as Rosi Braidotti, Gillian Deleuze and Michael Foucault, enable an analysis of 
how place, playfulness and vulnerability influence the theatre practice and how it simultaneously produces both possibilities 
and constraints for the girls. In four articles, the study addresses how tensions are produced in the process of staging the 
everyday. Article I engages with Foucault’s concept of heterotopia, addressing how the drama room is co-created with 
local context while also being an isolated room. Through an analytical mapping, the article discusses how theatre practice 
enables the girls to act creatively in relation to limiting norms in the drama room and other places such as school. Article II 
focuses on how vulnerability is both a generative and restrictive force when creating artistic expressions. The study points 
towards the importance of professional leadership that can navigate through multilayered spaces that are explorative as well 
as artistic.  Article III breaks with the somewhat taken-for-granted role of playfulness in community theatre and applied 
theatre. The analysis implies that although playfulness creates agency in relation to restricting norms, playfulness can at 
the same time reinforce these norms. The article also challenges ideas of how playfulness bridges the gap between creative 
explorations and professional art. Article IV explores how the content of the theatre practice is created through negotiations 
between bodies, affects and feeling as well as space and place. Through the concept of an extended relational didactics, the 
article also discusses how the leader can relate to a content that is highly unpredictable and co-created by several actors.

Altogether, the four articles show how community theatre is both a relational and spatial practice that is consistently 
transforming. Moreover, they show how frustration, confusion and exclusion as well as pride, joy and agency are part 
of the practice by exploring tensions such as those that exist between ethics and aesthetics. The study suggests that the 
participants’ experience is more likely to be positive if the leaders are able to navigate through the multiple spaces that are 
produced in the theatre practice while also being firmly established in the local context.

Keywords: community theatre, applied theatre, post-constructionism, place, space, heterotopia, smooth and striated 
spaces, playfulness, vulnerability, aesthetic subject-matter didactics, adolescent girls, feminist theory, leadership.
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Inflygning 
December 2019: I ett dramarum beläget mitt i en 

svensk industristad har en grupp tjejer samlats. 

Gruppen träffas en gång i veckan för att genom drama 

och teater utforska vad det innebär att vara tjej 

och växa upp i den här staden. För en månad sedan 

hade gruppen premiär på en föreställning de skapat 

själva och de har sedan dess spelat föreställningen 

flera gånger för utsålda hus. Nu är det dock snart 

juluppehåll och föreställningen ska inte spelas på 

den lokala teatern igen förrän till våren. Stämningen 

i rummet är uppspelt och gruppen, bestående av åtta 

tjejer samt verksamhetens två ledare, skrattar och 

kommenterar högljutt en bild som är fäst på väggen. 

Runtom i rummet sitter flera bilder uppsatta. Bil-

derna är placerade i kronologisk ordning och visar 

ögonblick ur skapande- och repetitionsprocessen från 

februari 2019 fram till premiären av deras föreställ-

ning i november. Den som satt upp bilderna är jag, 

som i egenskap av forskare deltagit i en stor del av 

drama- och teaterarbetet med videokamera, anteck-

ningsblock och ljudupptagare. Det är också jag som 

idag leder gruppen genom det återblickande arbetet 

som är temat för dagens träff. Genom bilderna åskåd-

liggörs nu en del av den långa process som tjejerna 

skapat och varit delaktiga i. Den första bilden från 

februari visar en röstworkshop medan den sista är 

tagen på premiären i november. Däremellan visas bil-

der från några av de många improvisationer som är 

baserade på hur det är att växa upp som tjej på just 

den här platsen, en stad många av tjejerna pratar om 

som sexistisk och en riktig ”skvallerstad” för att 

använda en av deltagarnas, Noras, ord. Improvisat-

ionerna i dramarummet har sedan blivit en del av 

manus. Bilderna visar hur några nyckelscener i före-

ställningen börjar få form under mars och april, 



första gången gruppen läser manuset i maj och det 

regiarbete som på allvar tog fart under hösten. ”Var-

för syns inte jag?” undrar Malva när vi tittar på en 

av de första bilderna från februari; ”Jag hade inte 

fått tillstånd för att filma dig” svarar jag och 

syftar på den samtyckesblankett som enligt etikpröv-

ningsnämnden krävs för att en forskare ska få foto-

grafera, filma och intervjua deltagarna. Gruppen rör 

sig högljutt fram mot bilder från en träff den 19 

mars. Alla pratar ivrigt i munnen på varandra och 

jag påpekar att den dagen var det många scener som 

skapades som kom att bli viktiga för föreställningen. 

Stella kommenterar; ”Där började vi nästan slåss på 

riktigt!” och syftar på en scen hon och Lina skapade 

och spelade upp som blev en av nyckelscenerna i fö-

reställningen. Nästa bild visar en iscensatt Tv-de-

batt där deltagarna diskuterar normer för kvinnors 

kroppar och behåring i relation till staden de bor 

i, men också samhället i stort. Tove, en av ledarna 

bryter in; ”Här skapades underlaget till det som kom 

att bli rakningsscenen”. ”Ja, jag vill vara slät och 

fin som en tjej ska va” återger en av tjejerna med 

förställd röst för att illustrera vad som sades under 

debatten. ”Alltså det är så häftigt hur ni jobbar 

fram repliker och sånt för det kommer ju verkligen 

från oss” säger Stella och nickar mot Tove. ”Man har 

ju ingen aning om vad som ska komma med då” svarar 

Tove; ”Men nu i efterhand så var ju det väldigt kon-

kret underlag till en scen”.  

Gruppen rör sig vidare till en bild från maj 

som visar när de läser en bit manus för första gången, 

”Ja, den scenen gjorde jag på arabiska!” utbrister 

Rashida när hon ser bilden på sig själv. Det uppstår 

en livlig diskussion om hur det som lästs där senare 

kom att bearbetas ytterligare eller strykas helt me-

dan andra saker, som att Rashida delvis pratade ara-

biska, blev en del av pjäsen. Gruppen rör sig vidare 

genom rummet, kommenterandes, skrattandes och pekan-

des.  
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Lite längre fram under passet ber jag tjejerna 

att dansa sig igenom utställningen utan att prata 

med varandra eller mig. Ledarna Tove och Sofia har 

vid det här laget lämnat rummet för att jag ska kunna 

prata och arbeta ostört med deltagarna. Genom rörel-

ser illustrerar tjejerna nu deras upplevelse av ar-

betet. Bilden från premiären blir denna gång igång-

sättare för arbetet. I mötet med bilden genereras 

stora yviga rörelser hos hela gruppen. Innan jag 

hunnit be dem starta gestaltar gruppen sin upplevelse 

av premiären, armar sträcks upp i luften och flera 

skrattar. Jag uppmuntrar dem att röra sig vidare mot 

oktober och rörelserna blir mindre, vissa kroppar 

hukar sig och kryper ihop medan andra fortsätter göra 

stora rörelser med händerna uppsträckta mot taket. 

När tjejerna närmar sig september är uttrycken och 

gesterna mindre hos samtliga. Några rör endast händer 

och armar och andra är mer stillsamma och vissa går 

helt enkelt förbi medan de sneglar på bilderna för 

att sedan återigen göra stora rörelser och till och 

med hoppar fram i mötet med bilderna från augusti. 

De stannar till vid den yta där det inte finns några 

bilder och som symboliserar sommarlovet. Tjejerna 

väntar in varandra och rör sig sedan gemensamt genom 

juni, maj och resten av våren. Rörelserna är åter 

igen stora och yviga och driver fram gruppen mot 

början av året. Bilderna från mars fångar Heddas 

uppmärksamhet och hon stannar, rörelserna blir nu 

ännu större när kroppen sträcks upp mot taket. Även 

Stellas rörelser kommer först av sig i mötet med 

samma bilder innan de inspirerar till en piruett och 

en sång som för henne dansandes ut ur föreställ-

ningen.  
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1. Inledning  
Det här är en studie om communityteater för, av och med unga tjejer (13–17 

år) i en mellanstor svensk stad. Under ett års tid har jag, som en del av mitt 

forskningsprojekt, följt dem i deras arbete att gestalta, diskutera och skapa 

teater av sin vardag. Som inflygningen visar har tjejerna under den här tiden 

utforskat, iscensatt och lekt med vardagliga ämnen så som hårborttagning, 

skvaller och förväntningarna på dem som unga tjejer i staden där de växer upp. 

Dessa göranden var en viktig del av arbetet som under slutet av året resulte-

rade i en teaterföreställning som visades inför publik. Vid den här typen av 

teaterprojekt, där unga gestaltar sina liv på scen, är det lätt att fokusera på 

resultatet, en nyskapande och hyllad föreställning som spelades för fullsatta 

hus. En revansch om en så vill från tjejernas sida gentemot begränsande nor-

mer och lokala maktstrukturer. Men, som inflygningen också beskriver så har 

föreställningen varit en del av en lång och svindlande process. Processen att 

skapa en teaterföreställning har präglats av såväl lustfyllda undersökanden och 

gestaltningar som frustration och svåra beslut. I den här studien synliggörs 

communityteaterns utmaningar och möjligheter genom att utforska och arti-

kulera några av de spänningar som genererats under processen. Communi-

tyteater förstås här som en del av det tillämpade teaterfältet vilket ofta väver 

samman konstnärliga, pedagogiska, politiska och sociala ambitioner. Avhand-

lingen förväntas därmed bidra med ny kunskap om teaterpraktiker som strävar 

efter någon form av social förändring genom konstnärlig gestaltning.  

Som dramapedagog med över 25 års erfarenhet inom sammanhang som 

communityteater, amatörteater, teaterprojekt i skolor och studiecirklar har 

mitt engagemang varit extra stort i teaterpraktiker där deltagarnas vardag ut-

forskas och problematiseras och iscensätts med de som äger berättelserna som 

skådespelare på scenen. Det har därför varit en ynnest att på nära håll få följa 

en process i egenskap av forskare snarare än att vara den som leder processen. 

Det som gjort att jag utvecklat ett särskilt intresse för hur vardagen utforskas 

och gestaltas genom teater är sammanvävningen mellan det vardagligt erfarna 

och de multipla tolkningsmöjligheter en konstnärlig process erbjuder. Genom 

denna typ av sammanvävningar uppmärksammas hur livet blir en del av tea-

tern och teatern en del av livet, med rum för gestaltning av små och stora frå-

gor. Ur detta genereras teaterföreställningar som inte hade kunnat skapas nå-

gon annanstans med någon annan grupp. Dessa samskapande processer är 
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dock långt ifrån oproblematiska. Innan påbörjandet av forskarutbildningen ar-

betade jag som ledare i den här typen av sammanhang. I den positionen befann 

jag mig ofta i svåra dilemman rörande hur deltagarnas erfarenheter skulle ge-

staltas konstnärligt. Ibland var det svårt att göra deltagarnas alla berättelser 

rättvisa i strävan efter att skapa gestaltningar som syftade till att kunna kom-

municera med en publik. Likaså har jag frågat mig hur deltagarna och jag till-

sammans sorterar bland allt det som den undersökande processen genererat så 

att alla känner ägarskap över den föreställning som är i görande. Hur mycket 

ska deltagarna ens vara delaktiga i denna urvalsprocess om de saknar teater-

erfarenhet? Frågorna handlar alltså både om etiska och estetiska övervägan-

den. Det skulle kunna formuleras som en spänning mellan det etiska och este-

tiska och jag menar att den här spänningen är ofrånkomlig i communityteater.  

På sätt och vis är ovanstående frågor allmängiltiga i arbetet med att skapa 

teater utifrån deltagarnas idéer och livserfarenheter. Oavsett om samman-

hanget är en länsteater, kulturskola eller frigrupp anser jag att regissörer och 

dramapedagoger behöver ta ställning till dessa etiska-estetiska dilemman när 

de arbetar med deltagarnas erfarenheter, sårbarheter och värderingar som ut-

gångspunkt för konstnärliga iscensättningar (jfr Aune, 2017a, 2017b). Även 

om det finns handböcker för hur föreställningar skapas utifrån deltagarnas 

idéer så berör de sällan ovan nämnda dilemman. Ett syfte med studien har 

därför varit att skapa utrymme för att undersöka de spänningar som skapas i 

mötet mellan ledarnas konstnärliga ambitioner och deltagarperspektiv.  

Det som gör communityteater, där processen anses lika viktig som resulta-

tet, särskilt intressant för mitt syfte är att relationen deltagarperspektiv-konst-

närlig kvalitet ställs på sin spets. Communityteater kan se ut på olika sätt. Den 

kan exempelvis anta en karnevalistisk form genom att fira en viss plats och 

dess medborgare. Den kan ibland även ha politiska avsikter med fokus på 

orättvisor och marginaliserade grupper och det är denna typ av communi-

tyteater som är i fokus för den här studien. Oavsett syfte engagerar communi-

tyteater deltagare som inte självklart är teatervana (Van Erven, 2001). Genom 

att inkludera teaterovana deltagare och utgå från deras erfarenhet av orättvisor 

syftar communityteater till en makt- och normkritisk iscensättning med konst-

närlig höjd som når ut och kommunicerar med sin publik (Nicholson, 2014). 

Det innebär att regissören tillsammans med deltagarna behöver åstadkomma 

en kreativ praktik med öppenhet för olika erfarenheter och kapacitet att delta 

i en skapande verksamhet. En utmaning i detta arbete är att balansera konst-

närliga och etiska överväganden med hänsyn till såväl deltagarna och publiken 

som till lokala maktstrukturer och normer. Det aktualiserar frågor om vem 

som tar vilka beslut och när. Frågorna är genererade ur spänningen mellan etik 
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och estetik och beaktas som ämnesspecifika för communityteater. Det innebär 

att den regissör eller dramapedagog som leder verksamheten behöver hantera 

dessa utmaningar och frågor varför de är en del av ledarens professionskun-

skap. Hanteras dessa utmaningar väl kan communityteater-processen bli en 

positiv upplevelse för deltagarna där de kan få nya insikter om teatern som 

konstform, sig själva och varandra vilket också kan påverka hur de ser sin 

omvärld (Schaefer, 2022; Woodson, 2015).  

Denna transformativa effekt kan kopplas till lärande och det medför att stu-

dien har en didaktisk anknytning. I sin ursprungliga mening betyder didaktik 

konsten att undervisa i och lära ut ett visst ämne (Comenius, 1999) varför di-

daktik i första hand florerar i relation till lärarens professionskunnande och 

skolsammanhang (Sjöström & Tyson, 2022; Wahlström, 2019). Utöver kons-

ten att lära ut ett visst ämne finns det inom didaktiken även kopplingar till 

bildningsbegreppet. Det innebär att ämnesundervisningen bör ske på ett så-

dant sätt att frågor som rör demokrati, aktivt medborgarskap och socialisering 

införlivas liksom det bör tydliggöras hur ämnesinnehållet har bäring för del-

tagarnas vardag och framtid (Klafki, 1995). Dessa bildningsaspekter menar 

jag gör didaktiken relevant för communityteater vars politiska och sociala am-

bitioner gör den till en potentiell samhällsaktör som värnar om inflytande och 

delaktighet. Det finns således en didaktisk aspekt av communityteater som 

undersöks vidare i studien men med fokus på de överväganden som ledaren 

behöver förhålla sig till under processen att iscensätta deltagarnas vardag.  

En teaterpraktik samskapad av plats, vardag och deltagare 

Att studera communityteater genom att utforska spänningarna som uppstår 

mellan det etiska och estetiska ser jag som angeläget för tillämpad teater i 

allmänhet och communityteater i synnerhet. Dock ska understrykas att dessa 

spänningar även skapar dynamiska rum för samskapande, gemenskap och kre-

ativitet. Deltagarna kan vara med och styra innehållet och processen vilket 

synliggjordes genom Rashida och Stella i den tidigare inflygningen. I Ras-

hidas fall fick hon en impuls att prata arabiska i en scen och det blev sedan en 

del av manuset. De erfarenheter som undersöks leder i många fall vidare till 

en föreställning baserad på deltagarnas liv och fantasi. Som Stella poängterar; 

”Repliker och sånt (…) kommer ju verkligen från oss”. I föreställningar som 

utgår från deltagarnas liv finns en potential att uppmärksamma fler erfaren-

heter och samtidigt skapa nydanande konst för en publik som sällan går på 
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teater. Det finns således en demokratisk potential som kan kopplas till både 

synliggörande av flera röster samt utökat handlingsutrymme för deltagarna.  

Tidigare studier visar att lyhördhet, samarbete, empati och kritiskt tänkande 

utvecklas genom drama och teater och dessa förmågor är dessutom demokra-

tiska nyckelkompetenser (se t.ex. Berggraf Saebö et al., 2017; Gjærum et al., 

2017; Grünbaum, 2009; Neelands, 2009; Sternudd, 2000). På senare år har det 

efterfrågats studier som i högre grad kontextualiserar den tillämpade teater-

praktiken där utveckling av demokratiska förmågor sker (Finneran & Free-

body, 2017; Hughes & Nicholson, 2016; O’Toole, 2010). Dramarummet har 

traditionellt begreppsliggjorts som en ”svart låda”.1 Härigenom har drama-

rummet förståtts som ett isolerat rum där deltagarna genom olika dramaöv-

ningar kan arbeta med personlighetsutveckling genom konstnärliga och 

gruppstärkande övningar. På så sätt förväntas de också utvecklas till aktiva 

och medvetna samhällsmedborgare (Nicholson, 2014). Men, som Nicholson 

påpekar, hur attraktiv tanken om det isolerade dramarummet än är så är den 

knappast realistisk eftersom vardagen som deltagarna sedan återvänder till 

hamnar i skymundan i detta antagande. Nicholson föreslår att tillämpad teater 

”operates at the point of intersection between culture, community, place and 

identity” (Nicholson, 2014, s. 45). Det innebär en förskjutning från att förstå 

dramarummet som avskuret från omvärlden. Snarare menar Nicholson och 

Hughes (2016) att den tillämpade teaterpraktiken är en komplex verksamhet 

intrasslad i flera faktorer varav tid, rum och materialiteter är några.  

Genom att beskriva tillämpade teaterpraktiker som sammanvävda med tid, 

rum och materiel öppnar Nicholsons och Hughes (2016) resonemang upp för 

att det finns fler aktörer i teaterskapandet än de mänskliga. Det är i detta reso-

nemang som föreliggande studie tar sin utgångspunkt. Det innebär att den 

teaterpraktik som har studerats antas vara samskapad med plats, lokala makt-

strukturer samt deltagarnas vardag, visioner och sårbarheter. Genom att ut-

forska hur mänskliga, materiella och affektiva aktörer samspelar och sampro-

ducerar teaterpraktiken avser jag att undersöka vilka möjligheter deltagarna 

erbjuds genom sitt teaterskapande. Det är många olika aktörer som samprodu-

cerar en communityteater-praktik och en del av studien ägnas åt att analysera 

dessa ”medkonstnärer” och hur de tillsammans med mänskliga aktörer  

samskapar sceniska uttryck och gestaltningar. Teaterpraktiken, deltagarna och 

platsen är i detta samskapande så sammanflätade att det inte går att avgöra vad 

                                                      
1 Att dramarummet benämns som en svart låda, eller black-box, är för att drama- och teaterstu-

dios ofta är svartmålade och mörklagda i syfte att kunna laborera med ljussättning och sceno-

grafi samt skapa koncentration. När tak, väggar och golv är svartmålade kommer föremål, sce-

nografier och fysiska gestaltningar i fokus då rummet i övrigt är helt avskalat. 
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som är bakgrund och vad som är förgrund utan de antas här vara ömsesidigt 

konstituerande. En ambition med föreliggande studie är därför att undersöka 

de spänningar som uppstår inom teaterpraktiken när dessa aktörer möts. Dessa 

spänningar undersöks genom avhandlingens fyra artiklar som var och en ur 

sitt perspektiv analyserar hur plats, sårbarhet och lekfullhet både bidrar till och 

utmanar teaterpraktiken.  

Med fokus på unga tjejer 

Studien tar, som framgått ovan, avstamp i en teaterpraktik med och för unga 

tjejer. Verksamheten riktar sig uttalat till de boende i staden som identifierar 

sig som tjejer eller kvinnor. Dess uttalade mål är att erbjuda unga tjejer och 

kvinnor en plattform att utöva konstnärligt skapande på sina villkor. Två pro-

jektledare med bakgrund inom teater leder praktiken och de har även stöd av 

en ideell styrelse. Inför föreställningar anställs en regissör som annars verkar 

på länsteatrar och på svenska nationalscenen. Verksamheten drivs som en icke 

vinstdrivande organisation och finansieras genom projektmedel från fonder 

och kommun. Givet att teaterpraktiken är situerad i en stad med lågt valdelta-

gande har teatergruppen även erhållit medel för statliga kultursatsningar som 

syftar till att öka valdeltagande och medborgarinflytande.  

Ett uttalat syfte med verksamheten är att unga tjejer ska få utforska och 

stärka sin identitet och status som kulturutövare. För att nå deltagare arbetar 

verksamheten uppsökande på exempelvis fritidsgårdar och tjejjourer. Genom 

ett antal uppmärksammade föreställningar med och om unga tjejer har de även 

nått ut till målgrupper som annars inte skulle söka sig till teatern. 

De föreställningar som produceras är deltagarbaserade. Det innebär att tje-

jerna är med och initierar teman och handling utifrån vad som är relevant för 

dem i deras liv. Det är således deras erfarenheter, om än i konstnärlig bearbet-

ning, som är grunden till de föreställningar som spelas inför en publik bestå-

ende av såväl skolklasser, politiker, kompisar som föräldrar. Föreställningarna 

syftar till att lyfta fram tjejernas erfarenheter för en bredare allmänhet samt att 

tjejerna ska ha en tydlig plats i stadens kulturliv och offentlighet. Vid sidan av 

föreställningsarbetet genomförs även workshoppar och projekt tillsammans 

med lokala organisationer samt skolor. Dessa samarbeten kan vara av mer ut-

forskande karaktär och varvar dramaövningar med diskussion i syfte att lyfta 

tjejers och kvinnors situation i staden eller på en viss skola.  

Deltagarna träffas en kväll i veckan för att genom drama och teater under-

söka vad det innebär att växa upp och leva i just den här staden som ung tjej. 

Gruppens antal växlar något, men tolv tjejer i åldrarna 13–17 år ansluter på 
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regelbunden basis, och utöver dem är det också några deltagare vars närvaro 

är oregelbunden. Det är gratis för tjejerna att delta och deltagandet sker utanför 

ordinarie skoltid. Flertalet av dem som deltar i verksamheten har inte haft kon-

takt med teater tidigare och har kommit med genom att de träffat på teater-

praktiken i andra sammanhang eller har en kompis som är med.  

Teaterpraktikens arbetssätt  

Den föreställning som skapades under den tid jag följde verksamheten utma-

nade normativa idéer om heder och tjejers sexualitet genom både lek, gestalt-

ning och diskussion. Det som gestaltades och diskuterades utgick från tjejer-

nas vardag och erfarenheter av att växa upp som ung kvinna på en viss plats. 

Processen fram till premiär pågick under närmare 18 månaders tid (2018–

2019). Under processen har projektledarna omsatt det som iscensattes och dis-

kuterades i dramarummet till ett manus. Manuset kom att bearbetas ytterligare 

av föreställningens regissör. Det som improviserats fram under ett tillfälle 

kunde till nästa träff vara omsatt till en skriftlig scen som då prövades av grup-

pen. Att utgå från deltagarnas vardag för att producera en föreställning var 

dock inte en enkel process. Scener, repliker och karaktärer lades till, andra 

plockades bort för att sedan återinföras i bearbetad form. Detta pågick, om än 

med mindre justeringar, fram till premiär. Under den senare delen av proces-

sen, från augusti 2019 fram till premiären i november, leddes arbetet av en 

regissör som bidrog till att ge föreställningen dess konstnärliga form.  

Platsens och dramarummets betydelse  

Staden där teaterpraktiken är situerad kan beskrivas som en mångkulturell in-

dustristad där flertalet av stadens närmare 90 000 invånare har utländska röt-

ter. Flera av teaterpraktikens deltagare behöver i olika grad förhålla sig till en 

hederskultur som enligt dem genomsyrar staden de bor i. Sarah beskriver det 

som att hon ”Aldrig kan gömma sig” från de som vill kontrollera henne medan 

Nora noterat att hon inte riktigt kan säga något till någon eftersom ”Det är en 

skvallerstad”. Dramarummet beskrivs av tjejerna som något av en fristad från 

nedsättande kommentarer och andras vilja till kontroll. Lea uttrycker det som 

att dramarummet är en plats där ”Det är ingen som dömer mig” till skillnad 

från skolan där hon hela tiden behöver förhålla sig till ryktesspridning. Även 

om dramarummet kan uppfattas som en fristad betyder det inte att dramarum-

met är avskuret från staden, skolan och vardagen. Tvärtom blir dramarummet 

till i relation med staden och tjejerna. Stad och vardag är alltså i högsta grad 
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närvarande och delaktiga i dramarummet. Strukturer, maktordningar och livs-

erfarenheter bearbetas där, de vrids och vänds på, språkliggörs, gestaltas och 

formas så småningom till ett konstnärligt uttryck i form av en teaterföreställ-

ning. De teaterföreställningar som skapas produceras således i relation med 

tjejernas erfarenheter, drömmar och med staden där de lever. Eftersom platsen 

är framträdande i studien är spatiala teorier betydelsefulla. För att undersöka 

samspelet mellan plats, deltagare och praktik används även postkonstruktion-

istiska teorier som fokuserar på kropp, praktiska göranden och ömsesidiga re-

lationer. Utifrån detta ges en introduktion till dessa teorier nedan.  

Plats och rum som medkonstnärer genom spatiala och 

postkonstruktionistiska teorier  

Postkonstruktionism är en teoretisk position artikulerad av genusforskaren 

Nina Lykke (2010a). Med benämningen eftersträvas en ansats som väver sam-

man poststrukturalistiska och posthumanistiska teorier. Denna sammanväv-

ning består av ett kluster av framförallt feministiska teorier som studerar hur 

kropp och subjekt samskapas av exempelvis språk, natur och kultur (Gunnars-

son, 2015). Postkonstruktionism är även influerad av posthumanistiska idéer 

vilka bland annat beaktar materialitet, plats, affekt, och känslor som aktörer 

som i likhet med mänskliga aktörer påverkar, liksom påverkas av, handlingar 

(Gunnarsson, 2015; Lykke, 2010a). Forskning inom tillämpad teater fokuserar 

vanligen på mellanmänskliga relationer (Perry, 2015; Rosén, 2019) men här 

inkluderas således flera relationer. Det går givetvis att uppmärksamma ett 

oändligt antal aktörer men givet teaterpraktikens platsspecifika och deltagar-

baserade arbetssätt ges platsen och tjejerna utrymme i den här studien.  

Med plats menas en geografisk yta så som en stad medan rum förstås som 

relationellt skapat. I linje med Massey (2005) undersöks plats och rum som 

sammankopplade och ömsesidigt beroende vilket innebär att plats, rum och 

människor formar varandra. Sammankopplingar mellan olika aktörer sker 

kontinuerligt och undersöks som öppna och dynamiska processer varför det 

går att tala om både teaterpraktik, rum, plats och deltagare som i ständig rö-

relse mot det nya, (jfr Braidotti, 2013).  

Teaterpraktiken undersöks som delaktig i att skapa samtidigheter vilket in-

nebär att analysera hur dynamiska och mångfasetterade processer genereras. 

Det innebär också belysa krockar och konflikter som begränsar deltagarnas 

handlingsutrymme och/ eller genererar negativa maktstrukturer i dramarum-
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met. Genom postkonstruktionistisk teori kan denna typ av samtidigheter ut-

forskas och bidra till att diskutera komplexiteter inom tillämpad teater i all-

mänhet och communityteater i synnerhet. Krockarna är dock inte nödvändigt-

vis negativa utan undersöks som generativa spänningar (Mol, 2002) som 

också producerar blivanden och specifika villkor för teaterpraktiken. Mol ut-

trycker det som att ”frictions are vital elements of wholes” (Mol, 2002, s. 115) 

och genom att beskriva dessa friktioner blir det också möjligt att säga något 

om utmaningarna i communityteater.  

Syfte och forskningsfrågor 

Det övergripande syftet med studien är att undersöka hur en teaterpraktik sam-

skapas med deltagare, plats och rum. Mer precist undersöks hur deltagarnas 

vardag blir till kreativa och konstnärliga uttryck i dramarummet och iscensätts 

inför en publik. Härigenom lokaliseras även de utmaningar ledarna hanterar i 

processen att skapa teater utifrån deltagarnas vardag och i relation med en viss 

plats. Utforskandet sker utifrån postkonstruktionistiska och spatiala teorier för 

att uppmärksamma en mångfald av aktörer och de spänningar som genereras 

i praktiken. 

  

Studien guidas av två forskningsfrågor: 

 

• Hur genereras handlingsutrymme för deltagarna i en teaterpraktik 

med konstnärliga, sociala och politiska ambitioner? 

• Hur skapar plats och rum möjligheter och utmaningar i teaterprakti-

ken?  

 

Forskningsfrågorna besvaras genom fyra artiklar. Artikel I undersöker vad 

som möjliggörs för deltagarna i samspelet mellan dramarum och stad. I artikel 

II utforskas hur en situerad sårbarhet kan bli till en generativ kraft i förställ-

ningsarbetet. Artikel III analyserar hur lekfulla rum i teaterpraktiken kan bidra 

till att flytta gränser i deltagarnas normerande vardagsgöranden. I artikel IV 

är fokus på hur kropp, känslor och rum skapar innehåll i teaterpraktiken. 
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Studiens avgränsningar 

Tillämpad teater inkluderar ett brett spektra av praktiker vilka fokuserar på 

teater för, med och av en viss grupp deltagare (Prentki & Preston, 2009). Stu-

dien avgränsas till teaterskapande som utgår från och skapas av en viss grupp 

deltagare och där deltagarnas vardag är en central del av innehållet som gest-

altas. Studien avser att vara ett bidrag till teaterpraktiker vars konstnärliga, 

sociala och politiska ambitioner genererar ett alldeles särskilt spänningsfält 

med tillhörande dilemman. Även om studien har ett stort fokus på tjejer så 

knyter avhandlingen inte an till forskningsfältet flickforskning. Detsamma 

gäller kulturgeografisk eller humangeografisk forskning även om studien 

hämtat inspiration från humangeografer så som Soja (1996) och Hetherington 

(1997). Givet den tillämpade teaterns tvärdisciplinära karaktär (Nicholson, 

2014) så hämtar studien näring från olika områden men studien syftar inte till 

att utveckla dessa fält. 

Studiens disposition  

Avhandlingens fyra artiklar tar avstamp i olika problemformuleringar som till-

sammans svarar an till studiens syfte och forskningsfrågor. Varje artikel utgör 

en egen delstudie som ur olika perspektiv lokaliserar spänningar som produ-

ceras när teaterpraktik, deltagare och plats sammankopplas.  

Avhandlingen har följande upplägg: Efter det inledande kapitlet som redo-

gör för forskningsproblem, syfte och frågeställningar samt studiens kontext 

kommer ett bakgrundskapitel som redogör för vad communityteater är och 

kan vara. I det kapitlet redogörs också för vilken roll didaktik har i studien. 

Bakgrundskapitlet följs av en redogörelse av tidigare forskning. Därpå disku-

teras studiens teoretiska ingångar. I metodkapitlet som följer, beskrivs hur em-

piri och genomförandet av analys skett under forskningsprocessen. Kapitlet 

inkluderar även en diskussion av metoderna samt de etiska överväganden stu-

dien genererat. Därefter kommer en sammanfattning av avhandlingens fyra 

artiklar som följs av en övergripande resultatdiskussion i relation till studiens 

syfte och forskningsfrågor. I samband med studiens resultatdiskussion ges 

även förslag på fortsatt forskning utifrån de nya frågor studien har gett upphov 

till. Därefter ges studien en sammanfattning på engelska. Avslutningsvis är de 

fyra artiklarna placerade.   
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   2. Bakgrund  
I det här avsnittet ges en introduktion till hur en teaterform som väver sam-

man politik, konst och sociala ambitioner växer fram från 1960-talet fram 

till i dag. Historiebeskrivningen utgör framförallt en introduktion till com-

munityteater eftersom det är den form av teater som studeras. I kapitlet dis-

kuteras även communityteater-begreppet vars definition varierar beroende 

på i vilken kontext det används. För att positionera mig i relation till be-

greppet har ett antal spänningar uppmärksammats som jag menar är karak-

teristiska för communityteater. Spänningarna fungerar också som dyna-

miska gränssnitt i relation till andra teaterpraktiker. Efter denna positioner-

ing redogörs för begreppen didaktik och ämnesdidaktik vilka sätts i relation 

med communityteater. Inledningsvis redogörs för några av de begrepp (till-

lämpad teater, drama, teater, community och makt) som används i studien 

och hur de relaterar till varandra. En del av begreppen är av teoretisk ka-

raktär och fördjupas därför i teorikapitlet.  

Drama - teater - tillämpad teater  

Begreppen drama och teater brukar ibland skiljas åt. Syftet med det är att lyfta 

fram drama som ett mer processinriktat och lekfullt arbetssätt där rolltagande 

brukas i didaktiska och utforskande syften medan rolltagande inom teater är 

något väl inövat som visas inför en publik (Nicholson, 2014; Sternudd, 2000). 

I den här studien förstås drama och teater som tätt sammanlänkade och bero-

ende av varandra. Dock används begreppen teater och communityteater sna-

rare än drama eftersom arbetet i den teaterpraktik som studeras leder fram till 

en publik föreställning (jfr Nicholson, 2014). En fördjupad redogörelse för 

begreppet communityteater ges nedan men här konstateras kort att communi-

tyteater är en del av forsknings- och praktikerfältet tillämpad teater.  

Tillämpad teater är ett paraplybegrepp som spänner över flera gränsöver-

skridande drama- och teaterpraktiker som, utöver teaterkonsten, influeras av 

pedagogik, sociologi och psykologi (Hughes & Nicholson, 2016). Invävt finns 

även en politisk agenda som syftar till att skapa skillnad i deltagarnas och /el-

ler publikens liv genom konst. Arbetssättet inom tillämpad teater är deltagar-

baserat. Det innebär att deltagarna, som sällan är utbildade skådespelare, är 
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med och skapar en föreställning baserat på, ett för dem, relevant tema. Inom 

tillämpad teater väger processen minst lika tungt som resultatet varför arbetet 

inte alltid leder fram till en föreställning, utan fokus kan istället bli på att be-

arbeta ett visst tema genom drama (Prentki & Preston, 2009). Alternativt görs 

en föreställning med en viss grupp i åtanke, så som mellanstadie-elever, i syfte 

att skapa diskussion kring ett visst tema, exempelvis jämställdhet i skolan. Inte 

sällan åtföljs en sådan föreställning av en interaktiv dramaworkshop där publi-

ken bearbetar föreställningens tema ytterligare. Tillämpad teater tar således 

sällan plats på traditionella teaterarenor utan sker på ställen som ålderdoms-

hem, skolor eller fängelser (Nicholson, 2014; Prentki & Preston, 2009).  

Makt och community 

Inom det tillämpade teaterfältet finns, som beskrivits ovan, en strävan efter att 

bidra till någon form av positiv förändring i deltagarnas liv varför begrepp 

som demokrati, empowerment, transformation, aktörskap och rättvisa ofta flo-

rerar i dessa sammanhang (se även kapitlet Tidigare forskning). I studien tan-

geras dessa begrepp då teaterpraktiken undersöks som en verksamhet där del-

tagarna potentiellt har ett utökat handlingsutrymme. Härigenom utforskas hur 

communityteater kan ge vardagliga erfarenheter av marginalisering utrymme 

både på scen och i samhället. Studien ger således underlag för diskussion om 

huruvida deltagarnas maktpositioner förflyttas och om det medför skillnad i 

form av ökat aktörskap i såväl vardagen som i dramarummet. Samtliga be-

grepp, skillnad, blivande och makt, är knutna till teoretiska resonemang som 

jag kommer att föra en fördjupad diskussion kring i teorikapitlet med stöd av 

filosofer som Deleuze, Braidotti och Foucault.  

Då teaterpraktiken benämns som communityteater blir frågan vilken com-

munity som beforskas i studien och vems skillnad som står i fokus. Begreppet 

community indikerar någon form av informell eller formell sammanslutning 

kopplat till en viss plats, identitet, gemensamt intresse eller oro (Cohen-Cruz, 

2000, 2005). En community är således lika inkluderande som den är exklude-

rande då den uttalat riktar sig till en viss grupp människor. Begreppet kan ap-

pliceras brett som exempelvis ”gaming community” eller ”HBTQ+ commu-

nity” i talet om en viss grupp människor, samtidigt kan denna breda inklude-

ring bunta ihop människor som sinsemellan har få likheter (Delanty, 2010).  

Studiens postkonstruktionistiska ansats medför att identitet beaktas som i 

ständig förändring, samt att en person ofta har multipla identiteter. Det innebär 
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att en deltagare kan identifiera sig som kvinna, svart, elev, konstnär och bo-

ende i ett visst område med mera vilket gör att hen kan känna tillhörighet i 

flera grupper och på flera platser (jfr Braidotti, 2019b). Deltagarna i en com-

munity är således både lika och olika och vad som konstruerar dem som grupp 

kan vara delandet av något vardagligt som att de bor i samma område, eller att 

de delar en livsomständighet som att de är unga föräldrar. Den community 

som undersöks i studien består av tjejer i åldrarna 13–17 år samt deras ledare, 

som tillsammans gör en föreställning med utgångspunkt i vardagen som den 

erfars i staden. Genom deras erfarenheter blir dock både staden och andra tje-

jers vardag också en del av denna community.  

Communityteater - en historisk tillbakablick  

Historiskt har begreppet communityteater inte använts i någon större utsträck-

ning i Sverige och begreppet har heller inte översatts till svenska. I Sverige 

bedrivs dock verksamheter sedan 1970-talet som exempelvis Fria Pro, Jord-

cirkus eller Tornedalsteatern som startade under 1980-talet vilka kan beteck-

nas som communityteater. Det här avsnittet är en kort historisk beskrivning av 

communityteaterns framväxt både som begrepp och praktik.  

Communityteater har medborgarrättsliga, sociala och konstnärliga rötter 

vilket gör den till en potentiellt dynamisk hybrid. Dessa rötter sträcker sig 

långt tillbaka i tiden och hämtar näring från såväl antikens teater som 1800-

talets reformistiska bildningsströmningar. Att beskriva ett exakt årtal för när 

communityteater uppstod är därför svårt varför det här fokuseras på händelse-

utvecklingen från senare delen av 1900-talet när denna teaterform tog fart (Co-

hen-Cruz, 2000). Det är också svårt att göra några definitiva avgränsningar 

gentemot exempelvis amatörteater, grass root theatre eller popular theatre. 

Inte ens i anglosaxiska länder finns någon enhetlig definition av communi-

tyteater. Enligt Kershaw (2016) ersattes begreppet communityteater med 

gräsrotsteater (grass root theatre) i USA medan det i Storbritannien ersattes 

med begreppet tillämpad teater (applied theatre), även om det sistnämnda 

skedde under senare delen av 1990-talet. Communityteater som begrepp är 

således vagt. Vad jag kan visa på är viktiga influenser samt lyfta fram några 

markörer jag tagit fasta på i framskrivningen av begreppet.  

Communityteater som praktik och begrepp växte fram ur den proteströrelse 

som inom anglosaxisk teater under 1960- och 70 talen ansåg att den institut-

ionella teatern var elitistisk och endast tillgänglig för medel- och överklassen. 

Frågor som ställdes rörde vad som gestaltades på scen samt hur och var det 



13 

gestaltades (Haedicke & Nellhaus, 2001). Det resulterade i att professionella 

teaterutövare med en social agenda slog sig ner på exempelvis landsorten eller 

i städernas förorter i syfte att tillgängliggöra professionell teater för fler män-

niskor (Cohen-Cruz, 2000). Tillsammans med lokalbefolkningen iscensattes 

erfarenheter och berättelser med anknytning till deras plats och vardag, där de 

som ägde berättelserna var de som gestaltade dem på scenen (Nicholson, 

2014; Van Erven, 2001). Iscensättning av färdigskrivna manus och klassiska 

pjäser förekom också men då oftast i bearbetad form så att föreställningen 

anpassades i relation till platsen och deltagarna. Likväl som communityteater 

syftade till att skapa social förändring kunde arbetet även anta en mer firande 

form för att hylla platsen och de människor som bodde där vilket kunde resul-

tera i storskaliga karnevaler och festivaler (Cohen-Cruz, 2005; Coult & Kers-

haw, 1983). Oavsett om teaterarbetet antog en firande eller politisk form kom 

livet och konsten att flätades samman eftersom arbetet utgick från det vardag-

liga. Utgångspunkten i deltagarnas vardag ledde till att deltagarbaserade ar-

betssätt som exempelvis devising växte fram där föreställningar skapades uti-

från deltagarnas idéer och impulser (Cohen-Cruz, 2000; Shaughnessy, 2012). 

På så sätt kom även traditionella hierarkier att utmanas genom tankar om att 

teatern skulle vara en demokratisk plattform för medbestämmande, frigörelse 

och personlig utveckling. Under 1980-talet skedde en utvidgning av commu-

nityteatern då den flyttade in i fängelser, skolor, ålderdomshem och sjukvårds-

inrättningar, vilket ledde till hybrider mellan områden som terapi och utbild-

ning (Cohen-Cruz, 2000). 

De politiska motiven för den här typen av teaterpraktiker var och är mång-

bottnade. Dels handlade det om att tillgängliggöra teater för en bredare all-

mänhet, dels om ambitioner att, genom teater, synliggöra flera berättelser och 

erfarenheter för att skapa diskussioner och förändring. Inspiratörer var exem-

pelvis Freires kritiska pedagogik i kombination med politiskt drivna teater-

praktiker som Brecht, Piscator och Boal (Kuppers, 2019). Längre tillbaka kan 

spår av 1920 och -30 talets propaganda- och arbetarteater skönjas (Haedicke 

& Nellhaus, 2001; Jackson, 2007; Shaughnessy, 2012). Men även teaterkonst-

närer som Grotowski och avantgardister som Artaud influerade, vilket torde 

ha gett en såväl politisk som experimenterande fysisk teaterform (Kershaw, 

1992).  

Sammanfattningsvis har communityteater vuxit fram ur en rik mylla av po-

litik, konst och strävan efter social förändring. Kanske är det för att commu-

nityteater har uppstått genom praktik och gräsrotsengagemang som begreppet 

inte definierats enhetligt varken inom praktik eller akademi. När communi-

tyteater kommit att beskrivas i text knyter många an till en specifik praktik 
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och det medför att definitionen blir kontextuell snarare än generell vilket med-

fört att begreppet blivit glidande. Att begreppsliggöra den teaterpraktik som 

studeras i föreliggande studie som communityteater är följaktligen inte opro-

blematiskt. I linje med Deleuze och Guattari (1994) skulle det vara mer pro-

duktivt att skapa ett nytt begrepp för att beskriva den specifika teaterpraktiken. 

Då det i min mening inte är brist på begrepp inom forskningsfältet tillämpad 

teater har jag dock valt att positionera mig inom ett vedertaget begrepp som 

fylls med mening genom teori, empiri och tidigare forskning.   

Det som för mig skapar en avgränsning mellan communityteater och andra 

genrer inom tillämpad teater som amatörteater och dramapedagogik är några 

av de aspekter vilka framkommit genom ovanstående historiebeskrivning. 

Inom communityteater finns det exempelvis en tydlig ”här och nu” aspekt som 

innebär att de teaterföreställningar som skapas utgår från en aktuell händelse 

som påverkar deltagarnas vardag. Deltagarnas vardagserfarenheter av orättvi-

sor är således en central utgångspunkt i skapandet snarare än ett befintligt ma-

nus (Van Erven, 2001). Det gör att communityteater har en tydlig politisk eller 

social avsikt genom den konstnärliga gestaltningen. Vad jag även tar fasta på 

utifrån ovanstående historiebeskrivning är att föreställningen utgår från en 

viss plats eller en viss grupp människor varför communityteater både inklude-

rar och exkluderar vissa deltagare. Med det sagt är communityteater en mång-

fasetterad och gränsöverskridande praktik och nästa avsnitt syftar till att lyfta 

fram några av de motsägelser och spänningar jag finner i communityteater 

som praktik och begrepp. Att undersöka motsägelser och spänningar är ytter-

ligare ett försök, utöver historieskrivningen, att definiera och avgränsa det jag 

förstår som communityteater samt, skapa fördjupande frågeställningar till fäl-

tet. 

Communityteater idag- ett generativt spänningsfält  

Communityteater undersöks i studien som en rörlig och organiskt växande 

teaterpraktik. Som sådan utforskas den som ett spänningsfält vilket potentiellt 

kan generera dynamiska blivanden genom iscensättningar, gestaltningar och 

diskussioner. Spänningar analyseras i med stöd av Mol (2002), som friktioner 

och motsättningar som har potential att ge upphov till nya sammansättningar 

och blivanden. Nedan redogörs för de spänningar jag uppmärksammat och, i 

vissa fall formulerat, genom att ta del av litteratur och tidigare forskning. 

Spänningarna, tillsammans med begrepp som makt och community, vilka be-

skrevs inledningsvis i det här kapitlet, har jag funnit produktiva för att skriva 
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fram min positionering i detta gränsöverskridande fält. De spänningar som 

diskuteras är; individ-grupp, lekfullhet-begränsande normer, förutsägbarhet-

förhandling, samt, process-konstnärlig förhöjning. Varje spänning genererar 

komplexa frågor vilka några är föremål för de artiklar som ingår i avhand-

lingen samt diskuteras i kappans resultatdel.  

Individ-grupp: Med utgångspunkt i att deltagarna i en community är både 

lika och olika, kan teaterarbetet både stärka gruppens identitet och undersöka 

mångfalden inom en grupp samt låta olika infallsvinklar berika processen som 

leder fram till föreställningen (Kuppers, 2019). Communityteater har härmed 

potential att stärka, forma eller omforma grupper (Nicholson, 2014). Här stäl-

ler jag mig dock frågan vem som definierar gruppens målsättning? Görs det 

av deltagarna eller ledarna eller bara vissa deltagare? Hur mycket utrymme 

finns det för oliktänkande i gruppen? Vem är inkluderad i en community och 

vem exkluderas? Hur mycket av sin autonomi är deltagarna beredda att avsäga 

sig för att ingå i gruppens gemenskap? Vems material gestaltas på scen och 

av vem, samt hur tas beslut kring detta i gruppen (jfr Haedicke & Nellhaus, 

2001)?  

Lekfullhet-begränsande normer: I communityteater är det gemensamma 

angelägenheter, till exempel upplevelser av orättvisor, som diskuteras och 

skapar grunden för det manus som produceras i syfte att uppmärksamma del-

tagarnas position och erfarenheter (Haedicke & Nellhaus, 2001; Kuppers, 

2019), samt skapa förändring i deltagarnas liv (Cohen-Cruz, 2000). Dessa an-

gelägenheter är ofta platsspecifika och det innebär att de är resultatet av lokala 

maktstrukturer (jfr Van Erven, 2001). I studien undersöks det, i linje med But-

ler (2016, 2020), som att en grupp är sårbar i relation till vissa platsspecifika 

samhällsstrukturer som producerar ojämlikhet och utanförskap. Samtidigt 

som denna politiska och maktkritiska ansats finns inom communityteater, 

ryms även en lustfylld dimension som handlar om lekfullhet och fantasi och 

det är något som genomsyrar hela det tillämpade teaterfältet (Shaughnessy, 

2012). Det innebär att även om temat som bearbetas bär på negativa konno-

tationer för deltagarna finns det utrymme för lekfulla arbetsformer som kan 

generera fantasifulla och konstnärliga uttrycksformer. Frågan är dock om te-

man som är sammankopplade med negativitet och stigman är möjliga att leka 

med? Kupper (2019) visar också på att bara för att något är lustfyllt för stunden 

innebär det inte förändring på sikt. Detta väcker frågor om huruvida det är 

etiskt försvarbart att leka med deltagarnas sårbarhet eller erfarenhet av för-

tryck. Här väcks även frågor om i vilken utsträckning små teaterverksamheter 

kan förväntas utmana större samhällsstrukturer.  



16 

 

Förutsägbarhet-förhandling: Givet att deltagarna i en communityteater 

ofta saknar teatervana kan det finnas behov av trygga, stabila och förutsägbara 

processer när de ska lära sig en ny konstform. Samtidigt krävs öppenhet och 

flexibla arbetsformer för att kunna inkludera allas idéer i arbetsprocessen. Ut-

ifrån detta sker kontinuerliga förhandlingar mellan deltagarna, men också mel-

lan deltagare och konstnärlig ledning som kan leda till att syftet med föreställ-

ningen omformuleras. Resultatet av dessa förhandlingar är, som Kuppers 

(2019) påpekar, oförutsägbara vilket går emot idéen om trygga och förutsäg-

bara processer. Vidare kan det vara så att en communityteater-process inled-

ningsvis är deltagarstyrd och det ger utrymme att inkludera flertalet förslag 

från deltagarna. Processen behöver dock stramas upp för att skapa ett konst-

närligt uttryck och det innebär att den konstnärliga ledningen får mer att säga 

till om. Detta väcker, för mig, frågor om såväl makt som hur dessa förhand-

lingsprocesser tar form och hur frågor om likvärdighet behandlas. Samtidigt 

är det relevant att fråga sig om alla hela tiden ska ha lika mycket att säga till 

om? Framförallt ställer jag mig frågan om vad gruppen tjänar på att gå in ett 

konstnärligt arbete; varför ska gruppen möta en professionell konstnär när be-

hovet av trygghet kanske snarare förutsätter en god pedagog som kan stötta en 

process utan krävande förhandlingar? 

Process-konstnärlig förhöjning: Arbetsprocessen leder oftast fram till en 

slutprodukt i form av en föreställning. Föreställningen föregås oftast av en 

längre utforskande och kreativ process där deltagarnas erfarenheteter av vad 

det innebär att leva i exempelvis utanförskap eller marginalisering, gestaltas 

och diskuteras. Dels handlar det om att tillsammans forma en historia som 

gruppen står bakom (Kuppers, 2019), dels att skapa ett konstnärligt uttryck 

som gruppen och det konstnärliga teamet känner sig bekväma med. Den konst-

närliga bearbetningen av deltagarnas erfarenheter är en angelägen del av den 

sceniska gestaltningen då den genom flera lager av fiktion skyddar deltagarna 

från att bli exponerade i mötet med publiken. Deltagarna gestaltar inte sig 

själva på scenen utan spelar roller, och situationen som gestaltas är oftast fiktiv 

även om den har starka konnotationer till deltagarnas vardag. Syftet är att ge-

nerera en grounded aesthetics (Haedicke & Nellhaus, 2001, s. 8) eller ett au-

tentiskt uttryck (Aune, 2017a) som innebär att den konstnärliga gestaltningen 

som växer fram är väl förankrad hos dem som äger berättelsen. Å andra sidan 

menar Aune (2017b), att i teaterproduktioner som utgår från deltagarnas liv 

bör regissören vara en auktoritet som kan göra konstnärliga val i dialog och 

förhandling med deltagarna, samt visa god förståelse för den kontext föreställ-

ningen genomförs i. Att den konstnärliga gestaltningen håller hög kvalitet är 

och har varit en viktigt inom communityteater då det är genom föreställningen 
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deltagarna ska förmedla sina erfarenheter på ett sådant sätt att de förmår skapa 

samtal med såväl publik, makthavare och beslutsfattare (Aune, 2017a). Det är 

därför betydelsefullt att det konstnärliga teamet består av professionella scen-

konstarbetare med förmåga att skapa en konstnärlig förhöjning av deltagarnas 

uttryck som inte fixerar deras utanförskap eller gestaltar dem som maktlösa. 

Cohen-Cruz (2000) begreppsliggör det som victim art, vilket hon menar sällan 

skapar goda förutsättningar för generativa samtal mellan scenkonst och 

publik. Detta väcker dock frågor om ägarskap och tolkningsföreträde kring 

vad som gestaltas och hur (Haedicke & Nellhaus, 2001). Mer specifikt undrar 

jag till exempel hur det säkerställs att rättvisa förhandlingar sker mellan konst-

närligt team och deltagare som ofta står långt ifrån kulturlivet och saknar scen- 

och teatererfarenhet? Är det etiskt försvarbart att göra konst av deltagarnas 

sårbarheter, eller riskerar deltagarna att bli exponerade på scen? Vem avgör 

vad som är berättigat att visa inför en publik? Vad blir konstnärlig kvalitet i 

en föreställning där deltagarna som står på scen iscensätter sina liv? Riskerar 

det konstnärliga uttrycket att vara för utmanande i relation till lokala makt-

strukturer i den lokala kontexten och generera motsättningar mellan grupper?  

Att definiera gränsöverskridande teaterpraktiker 

Det finns inga givna svar på de frågor och spänningar som formulerats i 

ovanstående avsnitt. Inte heller pekar det mot att communityteater är en spe-

ciell metod eftersom teaterformer och arbetssätt som devising, improvisation, 

playback och forumspel kan inkluderas som arbetssätt. Med stöd av studiens 

postkonstruktionistiska teoriansats vill jag utmana hur vi gör gränsdragningar 

(jfr Gunnarsson, 2015) mellan exempelvis länsteater, amatörteater och com-

munityteater. Härigenom vill jag accentuera teaterkonstens föränderliga form 

med dess mängd av praktiker. Det handlar om att undersöka vilka spänningar 

som genereras ur en viss praktik samt dess syfte. De spänningar som identi-

fieras och rubricerats ovan förstås som ämnesspecifika för den typen av teater-

praktiker där konstnärliga, sociala och politiska ambitioner samspelar. Spän-

ningarna genererar vissa frågor och jag menar att de specifika frågorna och 

spänningarna skapar dynamiska avgränsningar gentemot närliggande teater-

fält.  

Att begreppsliggöra den mångfald av praktiker som ryms inom tillämpad 

teater sker alltså genom att analysera varje praktik som ett eget spänningsfält 

med vissa kvalitéer, syften och utmaningar med tillhörande etiska övervägan-

den (jfr Deleuze & Guattari, 1994). Utan att förstå praktikens, i det här fallet 

communityteaterns, spänningsfält blir det svårt att arbeta praktikutvecklande, 
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definiera ett professionskunnande eller ställa relevanta forskningsfrågor. För 

att arbeta praktikutvecklande och definiera ett professionskunnandet behövs 

även förståelse för vilka aktörerna är som genererar en praktik. Min väg in har 

blivit didaktiken och ämnesdidaktiken som redogörs för nedan.  

Ämnesdidaktik och konsten att undervisa  

Didaktik är undervisningens vetenskap och praktik som genom frågorna vad, 

hur och varför syftar till att stärka och utveckla lärarens professionskunnande. 

En del av didaktiken är ämnesdidaktik vilket utgår från antagandet att varje 

ämne ger upphov till särskilda didaktiska överväganden och undervisnings-

tekniker för att eleven ska utveckla kunskap inom ett visst ämne (Bronäs & 

Runebou, 2016). Didaktik som begrepp har florerat i undervisningssamman-

hang sedan 1600-talet då Comenius skrev Stora undervisningsläran 

(Didactica Magna) som handlar om konsten att undervisa i ett visst ämne. 

Didaktik-begreppet har sedan spridits i framförallt västvärlden, dock med nå-

got olika betydelser (Rothgangel & Vollmer, 2020; Vollmer, 2022). Didaktik 

i en anglo-saxisk tradition förstås som ett styrmedel för läraren vars uppgift 

blir att förmedla på förhand konstruerade undervisningsmål (Rothgangel & 

Vollmer, 2020; Wahlström, 2019). Den ämnesdidaktik som vuxit fram i Sve-

rige är influerad av den tyska didaktiken vilken ger större utrymme för läraren 

att själv välja undervisningsinnehåll och metoder för att skapa förutsättningar 

för lärande. Vidare finns det i den tysk-nordiska ämnesdidaktiken en stark 

koppling till bildning vilket innebär att undervisningen har som syfte att för-

bereda eleven inför framtida liv som en demokratisk och aktiv samhällsmed-

borgare. Comenius (1999, s. 80) uttryckte det som att undervisningen handlar 

om ”konsten att bli människa” varför ämnesdidaktik aldrig enbart kan handla 

om att förmedla ett på förhand formulerat ämnesinnehåll. Snarare förstås 

undervisning som en interaktiv, relationell och social praktik som utgår ifrån 

elevens kapacitet och knyter an till dennes vardag och framtida behov (Klafki, 

1995). Genom den sociala ansats som skrivits fram inom didaktiken av bland 

andra Klafki (1995) och sedan förstärkts ytterligare av Aspelin (2015; Aspelin 

& Persson, 2011) så betonas en god, tillitsfull relation lärare-elev som en för-

utsättning för elevens kunskapsutveckling. Givet att undervisningen är en re-

lationell praktik finns det en socialiserande aspekt i ämnesdidaktiken som 

även handlar om att vara tillsammans med andra människor, olikheter till trots 

och oavsett ämne (Biesta, 2007).  
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Ämnesdidaktik, både ett forskningsfält och professionskunnande 

I lärarens yrkesutövande sker en kontinuerlig pendling mellan teoretisk kun-

skap och kunskap som grundads genom tidigare erfarenheter (Wahlström, 

2019). Denna sammanvävning präglar även ämnesdidaktiken som forsknings-

fält där lärarens praktik undersöks genom vetenskapliga teorier och metoder 

(Osbeck et al., 2018). Didaktik är således både ett forskningsfält och lärarens 

professionella kunskap. Denna dubbelhet kan skapa förvirring samtidigt som 

det tydliggör hur sammanflätad vetenskaplighet och beprövad erfarenhet är 

inom didaktiken där teori och praktik antas stärka varandra (Carlgren, 2015; 

Osbeck et al., 2018). Sedan 80-talet är didaktik ett forskningsfält i Sverige 

som, på ett övergripande plan, undersöker relationen mellan undervisning och 

lärande (Bengtsson, 1997).  

Som praktik kan ämnesdidaktiken kortfattat sägas handla om att någon (lä-

raren) ska få någon annan (eleven) att lära sig något (Carlgren, 2015). Denna 

korta formulering illustreras ibland genom den didaktiska triangeln med de tre 

kategorierna ämnesinnehåll, lärare och elev placerade i respektive hörn, al-

ternativt frågorna; vad, hur och varför. Vad-frågan knyter an till vad som ska 

undervisas i, hur-frågan handlar om hur undervisningen genomförs medan 

varför-frågan relateras till motiveringen varför eleven ska lära sig detta. Även 

om frågorna redovisas var för sig förstås de oftast som ömsesidigt beroende. 

Utöver vad-hur-varför-frågorna tillkommer även frågorna var någonstans sker 

lärandet, med vem och vad, när ska eleven utmanas i lärandeprocessen samt 

hur kunskap bedöms. Hur frågorna besvaras beror på vilka epistemologiska 

och ontologiska utgångspunkter som gör sig gällande och vad de betonar (Se-

lander, 2012). Det finns således inga givna svar på dessa frågor eftersom de 

dessutom är kontext och tidsberoende (Klafki, 1995).   

Att skapa ämnesinnehåll genom vetenskaper och det vardagligt erfarna 

Ämnesdidaktik är oftast knutet till formella bildningsarenor som skola och 

universitet (Sjöström & Tyson, 2022; Wahlström, 2019) och det är ovanligt 

att en konstnärlig praktik som communityteater undersöks genom didaktiska 

glasögon. Givet communityteaterns sociala, transformativa och demokratiska 

anspråk som knyter an till de bildningsströmmar som finns inom didaktiken 

anser jag dock att det är av intresse att sammanföra dem. Härigenom under-

söks vilka specifika frågor en ledare behöver ta ställning till i processen att 

iscensätta deltagarnas vardag och påbörja en artikulering av hur innehållet, 

alltså vadet, i en communityteater-praktik tar form. 
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I linje med Thorgersen (2023) förstås ämnesinnehållet som samskapt både 

av lärarens idéer om vad ämnet är samt den professionella ämnesdiskursen. 

Med stöd av musikdidaktikern Nielsen (1998) utvecklar Thorgersen hur ett 

ämne är uppbyggt av tre olika slags kunskapsområden vilka benämns som ve-

tenskaper, hantverks- och vardagskulturer, samt konst. Vetenskaper är de 

kunskaper som ämnet är uppbyggt av. I relation till communityteater kan ve-

tenskaper vara teatervetenskap, sociologi, dramapedagogik, pedagogik, ut-

bildningsvetenskap, kulturgeografi och kritisk teori. Ämnesinnehållet sam-

skapas således i relation med flera andra vetenskapliga discipliner (jfr Roth-

gangel & Vollmer, 2020) vilket är i linje med hur Hughes och Nicholson 

(2016) skriver fram tillämpad teater som en ecologi of practices. Hantverks- 

och vardagskulturer relaterar till hur deltagarna kommer i kontakt med ämnet 

i sin vardag. I teaterämnet kan det, förslagsvis, vara genom tv-serier, filmer 

eller Youtube-videos som deltagarna tar del av via nätet vilka influerar vad 

som sker i dramarummet. Som exempel kan nämnas att koreografier och låt-

texter från artister iscensattes och diskuterades i dramarummet så att de kom 

att bli en del av föreställningen. Konst handlar om hur teater framställs och 

diskuteras som finkulturellt fenomen på exempelvis en stadsteater eller en 

konstnärlig högskola. Ämnesinnehållet blir härigenom ett komplext bygge 

och hur läraren väljer vilken kunskap som blir mest framträdande avgörs, me-

nar Thorgersen (2023), av situationen. Även målen med verksamheten och 

dess förutsättningar, teorier och elevgruppens kunskapsnivåer spelar in (jfr 

Carlgren, 2015; Selander, 2012). Som Carlgren (2015) poängterar så räcker 

det således inte med att läraren har goda ämneskunskaper även om de är vik-

tiga. 

Givet att communityteater utgår från deltagarnas vardag är även det var-

dagligt och lokalt erfarna en angelägen del av verksamhetens innehåll och som 

jag menar bör förstås som en del av communityteaterns ämnesinnehåll. Det 

ställer krav på att det vardagligt erfarna och konstnärlig praktik tillsammans 

ska bidra till innehållet men som diskuterats tidigare i detta kapitel är dessa 

två inte nödvändigtvis kompatibla utan kan ge upphov till spänningar och 

svåra dilemman. Som också framgått tidigare är praktikens innehåll också i 

hög grad är föremål för förhandling mellan ledare och deltagare vilket gör att 

det kan vara svårt att förutse exakt hur ämnet ska ta form.  

Ämnesdidaktiska dramarum 

Snarare än att förstå ämnesinnehållets olika komponenter som något som lä-

raren förhåller sig till undersöks de i studien som aktörer vilka, i likhet med 
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läraren, har agens i dramarummet. Undervisningssituationen kan utifrån detta 

förstås som att den samskapas av flera aktörer där läraren är en aktör tillsam-

mans med andra så som verksamhetens målsättning, eleverna (alltså tjejerna), 

dramarummets utformning och möblering, rekvisita, staden, samhällström-

ningar med mera, listan kan göras lång. Genom att se dessa som aktörer sna-

rare än faktorer som ska beaktas accentueras hur ämnesinnehållet och under-

visningssituationen formas där och då av aktörer, som inte nödvändigtvis kon-

trolleras av läraren. Vidare finns, som diskuterats tidigare, flertalet spänningar 

och motsättningar inom communityteater vilka är med och formar innehållet. 

Detta menar jag visar ytterligare på komplexiteten och öppenheten i undervis-

ningen som härigenom delvis blir oförutsägbar med ett ovisst resultat.  

När ämnesinnehållet förstås som genererat ur spänningar och samskapt av 

flera aktörer undersöks det som rörligt och delvis oförutsägbart vilket ledaren 

behöver svara an till. Även om ledaren i sin lektionsplanering förhållit sig till 

didaktikens vad, hur, varför, var, när, vem frågor så sker det således med stor 

sannolikhet en omförhandling av dessa på plats i dramarummet som leder till 

nya beslut. I likhet med Thorgersen (2023) ser jag att ett rörligt ämnesinnehåll 

har många demokratiska potentialer så som medbestämmande och inflytande 

över undervisningen. Samtidigt skapar denna rörlighet spörsmål om vem som 

tar vilka beslut och det knyter i sin tur an till frågor om makt. Jag menar att 

ledare inom communityteater behöver förhålla sig till dessa överväganden. 

Övervägandena är dock flera vilket i föreliggande studie undersöker som en 

del av fältets professionskunnande. Det är ett potentiellt bidrag som synliggör 

de utmaningar ledare inom tillämpad teater och communityteater ställs inför 

varför det även bidrar till att utveckla professionsvetenskapen. Studien bidrar 

också till att undersöka hur ämnesinnehållet kan ta form inom informella bild-

ningsarenor, där kursplaner saknas och ämnesinnehållet i hög utsträckning 

produceras genom plats, kroppar och känslor. Studien kan på så vis ses som 

ett bidrag till det didaktiska fältet där dessa aktörer ibland förbises (jfr Ceder 

& Gunnarsson, 2017; Gunnarsson, 2017). 

Sammanfattning  

I det här kapitlet har det redogjorts för några av studiens centrala begrepp 

såsom drama, teater, makt och community. En diskussion om communi-

tyteaterns historiska bakgrund med avstamp i 1960-talet  

politiska strömningar har också förts. Utifrån den historiska  

bakgrunden påvisas även hur begreppet communityteater är  
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kontextuellt betingat och därför saknar en enhetlig definition. För att position-

era mig i relation till communityteater-begreppet har ett antal spänningar som 

fungerar som dynamiska avgränsningar mot närliggande fält lokaliserats. 

Spänningarna uppstår när deltagarnas vardag är utgångspunkten för konstnär-

lig gestaltning och de spänningar som diskuterats är; individ-grupp, lekfullhet-

begränsande normer, förutsägbarhet-förhandling, samt, process-konstnärlig 

förhöjning. Hanteringen av spänningarna behöver den som leder en commu-

nityteater-praktik förhålla sig till varför de är en del av ledarens professions-

kunnande. Utifrån detta är begrepp som ämnesdidaktik och ämnesinnehåll re-

levanta för studien vilka diskuterats avslutningsvis i det här kapitlet.  

 Härnäst följer kapitlet tidigare forskning där tillämpad teater och commu-

nityteater diskuteras vidare i relation med bland annat lekfullhet och konstnär-

lig förhöjning.   
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3. Tidigare forskning 
Kapitlet inleds med en översikt över och problematisering av forsknings-

fältet tillämpad teater. Därefter kommer en redogörelse för forskning med 

fokus på tillämpad teater som en rumslig och spatial praktik, samt en över-

sikt av forskning med fokus på tjejers teaterskapande. Detta följs av en re-

dogörelse för hur gestaltningar och iscensättningar av vardagliga erfaren-

heter kan bidra till demokratiska livsformer och samhällsförändring vilket 

kan sägas knyta an till ämnesdidaktikens bildningspotentialer som diskute-

rades i föregående kapitel. Genom studiens postkonstruktionistiska ansats 

finns en koppling till de posthumanistiska strömningar som till viss del har 

influerat forskningsfältet tillämpad teater och utbildningsforskning i de 

estetiska ämnena, varför även det ingår i redogörelsen. Avslutningsvis görs 

en sammanfattning av tidigare forskning för att synliggöra kunskapsluckor.  

Utmaningar med att beforska ett praxisfält  

Tillämpad teater är från början ett praxisfält. Som beskrivits i bakgrunds-

kapitlet innebär det att fältet vuxit fram genom praktiska göranden. Dessa 

teaterpraktiker, som strävar efter att bidra till individens utveckling och någon 

form av social förändring, har sedan 1990-talet samlats under paraplybegrep-

pet tillämpad teater (Nicholson, 2014). Det är också från 1990-talet och framåt 

som forskningsfältet tillämpad teater börjat ta form (Taylor, 2006). Som re-

dogjorts för i bakgrundskapitlet saknar fältet gemensamma definitioner av be-

grepp så som communityteater vilket skapar utmaningar när tidigare forskning 

ska sammanställas. Teaterpraktiker med sociala och pedagogiska ambitioner 

benämns i Sverige som tillämpad teater, pedagogiskt drama eller dramapeda-

gogik men även tillämpad drama används liksom communityteater. På en-

gelska används exempelvis applied theatre, applied drama, community thea-

tre, community performance, participatory theatre, documentary theatre eller 

verbatim theatre. Eftersom begreppen brukas olika i olika länder har istället 

studier beaktats om teaterpraktiker där deltagarnas vardag är utgångspunkten 

för gestaltande och konstnärliga undersökningar och där de som äger berättel-

serna är de som står på scenen. Särskilt har studier som genomförts i liknande 
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kontext som föreliggande studie, det vill säga västerländska urbana stads- och 

förortsmiljöer, uppmärksammats. Vidare redogörs för studier inom forsk-

ningsfältet tillämpad teater som utgår från liknande teoretiska perspektiv som 

föreliggande avhandling.2  

Det här kapitlet syftar till att ge en överblick över forskningsfältet och då 

används begreppet tillämpad teater. Begreppet tillämpad teater används också 

när jag redogör för hur spatiala och posthumanistiska teorier brukats inom 

forskningsfältet. I diskussionen om demokratiska potentialer utgår jag dock 

specifikt från communityteater-begreppet då tillämpad teater täcker ett alltför 

brett spektra av praktiker för att det ska bli meningsfullt att relatera hela fältet 

till studien. 

Praktiknära forskningsansatser inom tillämpad teater 

Metodologiskt är flertalet av studierna inom tillämpad teater av kvalitativ ka-

raktär där praktiknära forskning, aktionsforskning och etnografiska metoder 

är vanliga (Massó-Guijarro et al., 2021; Omasta & Snyder-Young, 2014). Kre-

ativa metoder som arts-based research eller drama as research är också van-

liga för att fånga det flyktiga, föränderliga och multimodala som kännetecknar 

de tillämpade teaterpraktikerna (Kershaw & Nicholson, 2011; J. Norris, 

2000). Practice as research (PaR) har sedan 1990-talet stark ställning inom 

den tillämpade teaterns forskningsfält (Massó-Guijarro et al., 2021). PaR in-

nebär kortfattat att den som genomfört projektet också rapporterar resultatet 

genom en forskningsartikel med fördelen att praktik och systematisk reflekt-

ion vävs samman med teori. Sammanvävningen gör PaR till en brygga mellan 

tillämpad teater som praktikerämne och tillämpad teater som forskningsfält 

(Kershaw et al., 2011). Denna närhet möjliggör att drama/teater-teorier som 

skapas har en stark anknytning till fältet (se t.ex. Boal (1995), Bolton (1979), 

och Heathcote (Wagner, 1993) vars respektive praktiker legat till grund för 

teorier inom tillämpad teater). Då projekt inom tillämpad teater ofta genom-

förs med barn och unga samt grupper som kan betecknas som marginaliserade 

går det att genom forskningen också att lyfta erfarenheter och röster från be-

folkningsgrupper som annars har svårt att ta plats i samhället (Massó-Guijarro 

et al., 2021; Nicholson, 2014). Givet det spektra av områden där tillämpad 

                                                      
2 I kapitlet växlar jag mellan begreppen tillämpad teater och communityteater. Ut-

gångspunkten är att forskning om communityteater är en del av forskningsfältet till-

lämpad teater. 
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teater förekommer underbyggs studierna med teorier från kulturgeografi, ut-

bildningsvetenskap, teatervetenskap, sociologi, psykologi och antropologi. 

Detta har bidragit till fältets tvärvetenskapliga karaktär (Nicholson, 2014). 

Från en förespråkande retorik till kritiska ansatser  

Inom forskning om tillämpad teater finns ett dominerande inslag av studier 

som har en starkt förespråkande ton. Vissa forskare menar att forskningsfältet 

präglas av ett hjältenarrativ där majoriteten av studierna tenderar att visa på 

de positiva och transformativa effekter en viss teaterpraktik har för deltagarna 

(Anders et al., 2019; Finneran & Freebody, 2017). Exempelvis lyfts resultat 

som stärkt självkänsla, ökad sammanhållning i gruppen och olika former av 

lärande som uppnåtts (Etherton & Prentki, 2006; Finneran & Freebody, 2017). 

Omasta och Snyder-Young (2014) har uppskattat att det rör sig om 90% av de 

artiklar som skrivs inom fältet lyfter tillämpade teaterpraktiker som positiva. 

De menar att en anledning till den förespråkande retoriken är att praktiker och 

forskarrollen flyter ihop vilket medför en risk för bias när verksamheten be-

skrivs i en forskningsrapport. Även om forskningen använder kritiska teorier 

och knyter an till filosofiska resonemang verkar det som att gränsen mellan 

forskning och förespråkande narrativ är flytande (Omasta & Snyder-Young, 

2014). Till viss del förklaras utvecklingen som en följd av neoliberala ström-

ningar, där tillämpade teaterpraktiker genomförs i projektform med krav på 

mätbara resultat och tydliga effekter (Etherton & Prentki, 2006; Hughes & 

Nicholson, 2016). Många av dessa projekt är beroende av positiva resultat för 

fortsatt finansiering vilket kan vara en anledning till att rapportering av nega-

tiva resultat undviks även om de finns (Omasta & Snyder-Young, 2014). Fin-

neran och Freebody (2017) betonar också att den tillämpade teaterns historiska 

band till exempelvis Freire och Brecht, vars ideologier och protester mot 

ojämlika maktstrukturer och kamp för social rättvisa, antas ha påverkat både 

forskning och praktik. Detta kan ha bidragit till den ”nyttighetsdiskurs” som 

kan skönjas inom forskningen. Hughes och Nicholson (2016) kallar det för 

”aktivist-retorik” vilken kännetecknas av en brist på kritisk reflektion kring 

den egna praktiken så som den framställs genom forskningen. Flera forskare 

framhåller att bristen på kritiska reflektion riskerar att leda till att komplexite-

ten inom tillämpad teater förbises (Finneran & Freebody, 2017; Hughes & 

Nicholson, 2016; Nicholson, 2014).  

Det kan tyckas paradoxalt att ett fält som strävar efter kritiskt tänkande 

tycks lida brist på just detta. Dock ska betonas att forskningsfältet visar tecken 

på att bli mer nyanserat. Exempelvis menade Taylor redan år 2006 att fältet 
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har gått från en beskrivande, till en undersökande och senare en mer kritisk 

ansats. Forskningsfältet har behövt tid att växa fram och de deskriptiva studier 

som Taylor (2006) hänvisar till har varit nödvändiga för att påbörja en artiku-

lation av vad tillämpade teater praktiker är och kan vara. Ur detta har det ex-

empelvis kommit en växande kritik kring hur projekt inom tillämpad teater 

utvärderas långsiktigt. Hur mäts exempelvis ökad självkänsla? frågar sig Et-

herton och Prentki (2006). Finneran och Freebody (2017) ifrågasätter på lik-

nande sätt komplexiteten när småskaliga teaterprojekt förväntas förändra sam-

hällsstrukturer som skapar exempelvis arbetslöshet och fattigdom. Det finns 

idag således, parallellt med den förespråkande retoriken, även en problemati-

sering av de positiva egenskaper tillämpad teater tillskrivs. Genom denna pro-

blematisering ställs det i dag mer kvalificerade, kritiska och etiska frågor som 

förmår belysa den tillämpade teaterpraktikens komplexitet (Anders et al., 

2019; Hatton & Sallis, 2019). Dessa studier tar dock sällan avstamp i specifika 

projekt utan diskussionen hålls på en mer övergripande och generell nivå 

(Omasta & Snyder-Young, 2014). Vad som växer fram ur det etiska, filoso-

fiska och kritiska är en medvetenhet och förståelse av tillämpad teater som ett 

komplext görande, uppbyggt av en ”ekologi av praktiker” (Hughes & Nichol-

son, 2016). Denna insikt, menar forskare som Cahill, Hughes och Nicholson, 

har skapat ett intresse för forskningsansatser som kan studera tillämpad teater 

som samskapad av flera aktörer än de mänskliga. Här blir samhällsstrukturer, 

plats, rum, materiel aktörer som öppnar upp för teorier influerade av posthu-

manistiska tankegångar (Cahill et al., 2019; Hughes & Nicholson, 2016).  

Att tänka med rum och plats inom tillämpad teater  

Den spatiala vändning som svepte in över humanioraforskningen via geogra-

fin under 1980-talet (Soja, 1996; Warf & Arias, 2009) har de senaste 10 åren 

gjort avtryck inom forskning om tillämpad teater. Den spatiala vändningen har 

föranlett en kritisk diskussion kring begrepp som rumslighet och hur tillämpad 

teater kan undersökas som en del av den kontext den ingår i. Exempel på detta 

är hur den något för givet tagna iden om att tillämpad teater sker inom trygga 

rum har kommit att problematiseras (Busby, 2021; S. Norris & Salverson, 

2021; Sloan, 2018; White, 2021). Kritiken pekar bland annat på hur rum och 

plats genom etiketten ”tryggt rum” gör dramarummet och dess deltagare till 

statiska och åtskilda enheter. Via denna kritiska diskussion finns en strävan 

att uppmärksamma hur dramarummet producerar en mångfald av rum och där-

med också möjligheter för deltagarna. Detta har diskuterats genom spatiala 
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teorier med hänvisning till exempelvis till Lefebvres trialektiska rumsuppfatt-

ning (Beswick, 2011; Hunter, 2008; Nicholson, 2014). Även Sojas (1996) och 

Bhabhas (1990) tankar om det tredje rummet visar på hur dramarummet är ett 

annat rum än de som deltagarna vistas i sin vardag. Som sådant är dramarum-

met ett rum där fantasi och oliktänkande ryms vilket möjliggör komplexa pro-

cesser och individens växande att ta form (Busby, 2021; Greenwood, 2010; 

Rodricks, 2015; Woodson, 2015). Dessa studier utgår från sociokonstruktion-

istiska antaganden där fokus är på individernas växande och rum som en social 

konstruktion.  

Foucaults heterotopibegrepp brukas av Busby (2021) för att visa på hur 

tillämpad teater kan bli ett rum för marginaliserade grupper. Busby menar att 

det heterotopiska dramarummet kan bli ett rum där hegemoniska maktstruk-

turer utmanas till förmån för alternativa maktordningar i syfte att skapa aktör-

skap hos grupper som vanligtvis saknar det. Busby (2021) beskriver också att 

dramarummet kan skapa inspiration till social förändring genom att lyfta fram 

heterotopins utopiska kvaliteter.  

En annan vinkling på hur spatiala teorier används inom forskning om till-

lämpad teater är MacKey (2016) som genom Masseys teorier studerar hur te-

ater skapar personlig anknytning till en viss plats. Masseys teorier bidrar till 

att det sker en viss geografisk kontextualisering av den undersökta teaterprak-

tiken, vilket annars saknas inom forskningsfältet (Dwyer, 2016). Dwyer påvi-

sar att spatiala begrepp sällan sätts samman med den större kontexten drama-

rummet är del av. På liknande sätt menar Nicholson och Hughes att det råder 

brist på både begrepp och forskning som beforskar hur dramarummet är sam-

manvävt med en viss kontext (Hughes & Nicholson, 2016; Nicholson, 2014).  

Forskning på tjejers iscensättning av sin vardag  

En stor del av forskningen om tjejers drama- och teaterutövande är situerad i 

en skolkontext där drama utgör en del av läroplanen eller erbjuds som valbart 

ämne. Genom dessa studier uppmärksammas hur drama och teaterutövande 

leder till personlig utveckling och empowerment (t.ex. Burton, 2010; Gallag-

her, 2001; Hatton, 2007, 2012; Perry & Rogers, 2011). Exempelvis beskriver 

Gallagher hur drama stärker tjejer samt uppmuntrar dem “to stand proudly, 

speak wisely, and see differently” (Gallagher, 2001, s. 27).  

En forskare och praktiker inom tillämpad teater som under längre tid un-

dersökt tjejers drama- och teatergöranden är Christine Hatton från Australien. 

Hattons forskning är relevant för föreliggande studie då hon påvisar hur tjejers 
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teaterskapande skapar handlingsutrymme i dramarummet och andra platser. 

Hatton framhåller att tjejerna genom att bearbeta och iscensätta sina liv, både 

kan dekonstruera och rekonstruera sina identiteter (t.ex. Hatton, 2003, 2007, 

2012, 2013). Hatton lyfter fram att rolltagandet och fiktion möjliggör perspek-

tivbyten som gör att tjejerna kritiskt kan granska relationer till andra tjejer. 

Det skapar förutsättningar för ett aktivt och kreativt förhållningssätt till hur 

dessa relationer tar form, samt, en ökad känsla av aktörskap i vardagen (Hat-

ton, 2013).  

I en fallstudie genomförd i två urbana, mångkulturella skolor beforskar 

Hatton (2003, 2007) tjejers (15-17 år) lärande när de iscensätter sin vardag. 

Hatton var i processen både pedagogisk ledare, konstnärligt ansvarig och fors-

kare. Genom narrativ analys bearbetade Hatton deltagarnas loggböcker, och 

genomförde uppföljande intervjuer tre år efter projektets avslut. Hennes forsk-

ning redogör för hur deltagarna genom drama- och teaterprojektet utvecklade 

sin identitet, kritiskt kunde granska könsroller samt, föreställa sig nya möjlig-

heter i sina liv (Hatton, 2003, 2007). Vidare kunde deltagarna genom teater-

projektet uttrycka sig både individuellt och kollektivt (Hatton, 2003) vilket 

också möjliggjorde en känsla av ägarskap över hur de framställde sig själva 

(Hatton, 2007). Hatton lyfter fram språkets diskursiva krafter i formandet av 

subjektet. Hon menar att humor och förkroppsligandet av olika roller bidrar 

till att tjejerna kan föreställa och iscensätta sig på flera olika sätt. Vidare fram-

håller Hatton (2003) att föreställningen behöver hålla hög konstnärlig kvalitet 

för att möjliggöra dialog med en viss publik samt göra deltagarna stolta.  

Demokratiska potentialer i dramatisering av det vardagligt 

erfarna 

Hatton gör inga explicita kopplingar till demokratibegreppet, något som an-

nars ofta görs inom fältet tillämpad teater (Berggraf Sæbø et al., 2017; Finn-

eran & Freebody, 2017). Åtskilliga studier visar att processen att diskutera, 

gestalta och konstnärligt iscensätta egna erfarenheter innebär flera demokra-

tiska potentialer. Forskning lyfter exempelvis fram att communityteater utgör 

en viktig social arena där deltagarna träffas regelbundet och bidrar utifrån för-

måga (Aune, 2017a; Lazaroo, 2017; Schaefer, 2022; Söderman, 2021; 

Weston, 2020). För Bartley (2021) innebär deltagandet i communityteater att 

befinna sig i en demokratisk livsform som inte lyder under nyliberalismens 

anspråk på mätbarhet och produktion. En del av den demokratiska potentialen, 

menar Bartley, är att communityteater erbjuder deltagarna tillgång till konst 
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samt möjlighet att delta i kollektiva skapande processer. Aune (2017a) är inne 

på samma linje och skriver att samhällets nyliberala strömningar undertrycker 

kroppens erfarenheter liksom lokala, småskaliga initiativ.  

Forskning visar att teater som utgår från en viss grupp kan vara ett motstånd 

mot det förtryck nyliberalismen antas utgöra (se t.ex. Aune, 2017a; Bartley, 

2021). På så sätt kan teater vara en kritik mot antidemokratiska strömningar 

då den binder samman social verklighet med konstnärligt uttryck. Det handlar 

om att tillgängliggöra konsten så att flera får möjlighet att utöva konst genom 

aktivt deltagande och inflytande i en teaterprocess (Bartley, 2021; Woodson, 

2015) men även att de som inte söker sig till teatern i vanliga fall bjuds in som 

publik (Schaefer, 2022; Van Erven, 2001). Det innebär att flera samhällsmed-

borgare erbjuds ett utökat kulturellt aktörskap där de blir kulturproducenter. 

Samtidigt noterar Chou et al. (2015) att de som är med i communityteater pro-

cesser som deltagare eller publik ofta är de som redan är kulturellt engagerade 

och vars politiska sympatier ligger nära de anti-nyliberala strömningar com-

munitykonsten ofta ger uttryck för. Utifrån detta, menar de, kan det ifrågasät-

tas hur breddad inkluderingen egentligen är.  

En annan aspekt som lyfts fram i forskningen är att communityteater pro-

cessen i många fall stärker identitet i relation till en viss plats varför processen 

kan betraktas som en platsgörande praktik (MacKey, 2016; Reading, 2021; 

Van Erven, 2001). Det betyder dock inte, menar Wang (2016), likriktning av 

identitet, snarare möjliggör communityteater ett firande av olika röster och 

kulturer som samexisterar på en viss plats. Schaefer (2022a) menar att det bör 

förstås som en kulturell demokrati vilken förmår inkludera mångfald och olik-

heter.  

Som beskrivits i bakgrundskapitlet arbetar communityteater ofta utifrån er-

farenheter av marginalisering. Forskningen har återkommande visat att delta-

gandet i en process där egna och andras erfarenheter av marginalisering eller 

utanförskap synliggörs och bekräftas innebär en upprättelse. Vidare kan iscen-

sättningen av dessa erfarenheter fungera som ett erkännande av exempelvis 

hegemoniska strukturer och klasskillnader, vilket är betydelsefullt när erfaren-

heter av detta inte uppmärksammas offentligt (Aune, 2017a; Chou et al., 2015; 

Krumpeck, 2023; Söderman, 2021; Woodson, 2015). Flera studier framhåller 

också att teaterföreställningen i många fall fungerar som språngbräda för vi-

dare diskussioner mellan grupper som annars inte möts vilket är ytterligare en 

aspekt av communityteater som en inkluderande praktik (Bartlett, 2011; 

Schaefer, 2022).  

Även om Chou et al. (2015) ifrågasätter communityteaterns möjlighet till 

bred inkludering visar deras forskning att den kan bli en dynamisk alternativ 
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politisk arena eftersom människor som deltar i, eller bevittnar, en communi-

tyteater-föreställning inte alltid engagerar sig i samhället i övrigt. Att delta i 

en communityteater-produktion eller att uppleva en föreställning kan bli en 

början till fortsatt samhällsengagemang och aktörskap bortom teaterpraktiken, 

något också Söderman (2019) beskriver.  

Ett antal studier belyser att konstnärlig bearbetning av negativa erfaren-

heter, som syftar till belysa utsatthet och skapa dialog mellan olika grupper, 

ställer höga krav på den konstnärliga ledningen (t.ex. Aune, 2017b; Bartlett, 

2011). Det handlar dels om, som Schaefer (2022a) beskriver, att genom teater 

skapa en rörelse som visar deltagarna alternativa framtider. Dels handlar det 

om att skapa konstnärliga uttryck som ligger nära deltagarnas berättelser och 

språk (Bartlett, 2011). Hur det konstnärliga uttrycket tar form ställer frågor 

om vem som tar vilka beslut, ägarskap och makt (Aune, 2017b; Glarin, 2020; 

Haedicke & Nellhaus, 2001; Kandil, 2016). Här framhåller Aune (2017b) vik-

ten av regissörens förmåga att ta beslut som bottnar i både lyhördhet och 

konstnärlig auktoritet. Vidare menar Aune (2017a) att det konstnärliga ut-

trycket är centralt när deltagarnas erfarenhet ska gestaltas då det är genom den 

professionella och konstnärliga förhöjningen som deltagarnas erfarenheter 

auktoriseras. Den konstnärliga förhöjningen bidrar även till trovärdighet, eller 

auktoritet, i mötet med en publik då förhöjningen ska möjliggöra att publiken 

känner igen sig i den historia som gestaltas på scen. 

Lekfulla undersökanden av det som begränsar 

Ovanstående avsnitt gav en överblick över communityteaterns potentialer att 

vara en inkluderande praktik. Härnäst redogörs för forskning om lekfullhetens 

roll för att skapa inkludering och demokratiska arbetssätt i dramapraktiker 

som utgår från deltagarnas vardag.  

Den brittiske dramaforskaren Neelands (2017) beskriver hur den tilläm-

pade teaterns lekfulla arbetssätt som tar avstamp i barnens egna lek, möjliggör 

demokratiska arenor för processer präglade av medskapande. Inbyggt i argu-

mentet finns även idén att leken är en naturlig brygga till professionellt konst-

närligt skapande vilket på liknande sätt lyfts fram av flera föregångare inom 

tillämpad teater så som Slade, Way och Ward (Kitchen, 2018; Nicholson, 

2011).  

Lekfullhet tillsammans med teater kan även anta en fostrande funktion med 

demokratiska förtecken (Jackson, 2007; Kitchen, 2018; Nicholson, 2011). Fo-

kus för den här studien är dock lekfullhet som bidrar till att tillämpad teater 

utmanar stigman och begränsande normer.  
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Den australiensiska dramaforskaren Helen Cahill har under många år fors-

kat på hur lekfulla och gestaltande dramametoder bidrar till utbildning inom 

jämställdhet, hälsa samt sex och samlevnad för socialarbetare, lärare, föräld-

rar, och skolelever. I både forskningsansats och dramapraktik utgår Cahill från 

poststrukturalistiska filosofer så som Foucault, Butler och Deleuze för att be-

lysa hur normer och diskurser formar och begränsar hur vi talar om exempel-

vis sex och samlevnad. Cahill (2016) visar i sin forskning att naturalistiska 

rollspel, trots skydd av roll och fiktion (jfr Bolton, 1984), tenderar att endast 

visa och bekräfta redan kända begränsningar. För att skapa förändring, menar 

hon, behövs mer lekfulla inslag inkluderas.  

Enligt Cahill (Cahill, 2011, 2016, 2017; Cahill et al., 2016) innefattar lek-

fullheten det surrealistiska, burleska och överdrivna. Lekfullhet bidrar således 

till att störa och överskrida stereotypa könsroller och normer. Det lekfulla, 

menar Cahill (2016), ger således deltagarna tillåtelse att bryta regler och stör 

det förgivettagna vilket möjliggör att deltagarna ser saker i ett nytt ljus. Dessa 

förändringsprocesser diskuteras genom Deleuze och Guattaris begrepp de-

territorialisation som möjliggör re-territorialisation alltså en erövring av nya 

områden här kopplade till lärande (Cahill, 2022a; Cahill & Dadvand, 2022a). 

Med stöd av den feministiska filosofen Judith Butler menar Cahill att denna 

re-territorialisation, eller rupture, är en del i att föreställa sig själv på nya sätt 

och därmed kunna agera annorlunda i det vardagliga. Att föreställa sig själv 

på nya sätt möjliggörs även genom att tillsammans med andra dekonstruera 

begränsande normer och det är en förutsättning för att kollektivt skapa nya 

förhållningssätt och därmed nya normer (Cahill, 2022b). Samskapandet dis-

kuteras av Cahill genom Deleuze och Guattaris begrepp assemblage för att 

visa på hur mänskliga och icke-mänskliga aktörer kopplas samman när de pro-

ducerar både möjligheter och begränsningar. Exempel på aktörer i ett affektivt 

assemblage är rum, material, vanor, policy-dokument, historia och praktik, 

och att förstå sig själv som delaktig i assemblaget menar Cahill (Cahill, 2022a; 

Cahill & Dadvand, 2022a) bidrar till att känna igen och överskrida, eller de-

territorialisera, begränsande normer som bidrar till tystnadskultur. En stor del 

av överskridandet sker i arbetet med gestaltande och lekfulla metoder eftersom 

de möjliggör att aktörerna i assemblaget vävs samman på nya och oväntade 

sätt. Genom att uppmärksamma flera aktörer och hur lekfullheten påverkar 

dem visualiseras komplexa samband men också möjligheter till att skapa flykt-

linjer, en kreativ möjlighet till något nytt vilket också kan förstås som början 

till lärande (Cahill, 2022a).  
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Tillämpad teater och posthumanistiska strömningar  

Cahill positionerar sig inte som posthumanist, däremot har hon i senare pub-

likationer (t.ex, Cahill, 2022a, 2022b; Cahill & Dadvand, 2022), utöver Butler, 

tagit stöd av forskare etablerade inom det posthumanistiska fältet. I flertalet 

studier utgår Cahill framförallt från Deleuze och Guattari vars filosofi i allt 

högre grad kommit att influera både forskningsfältet om lärande i och genom 

konstnärliga processer (t.ex. Bayley, 2018; Hickey-Moody, 2016; Hickey-

Moody & Page, 2016; Theorell, 2021) och till viss del också forskningsfältet 

tillämpad teater (Medina et al., 2021; Perry, 2013, 2015; Rosén, 2019; Sloan, 

2018, 2020, 2021). De epistemologiska och ontologiska utgångspunkterna lig-

ger nära det jag benämner som processontologi (se teori-kapitlet) även om just 

det begreppet inte används. Istället används inom dessa studier begrepp så som 

nomadfilosofi, processfilosofi eller relationell ontologi. Gemensamt för dessa 

är dock att subjektet undersöks som i rörelse och samproducerat i relation med 

såväl mänskliga och icke-mänskliga aktörer.  

Som beskrivits ovan är det Deleuzianska begreppet flyktlinjer för Cahill 

förknippade med demokratiska potentialer i och genom lekfulla gestalt-

ningar. Perry (2011, 2013, 2015) visar istället hur flyktlinjer som deterritori-

aliserar är nödvändiga i devisingprocesser där skolungdomar (15-16 år) im-

proviserar fram teaterscener. Skapandeprocessen analyseras också genom 

Deleuze och Guattaris bild av rhizomet, ett rörligt rotsystem med flera in-

gångar utan ett givet center, som både stabiliserar (segmenterar) och skapar 

utrymme för det oväntade. Devising definieras av Perry som en rhizomatisk 

och relationell process mellan ”bodies/minds/selves” (Perry, 2015, s. 22). 

Devisingprocessen sker i släta rum som möjliggör kreativa flyktlinjer från 

det segmenterade, här förstått som det normativa och språkliga diskurser 

(Perry, 2013). Det släta rummet uppfattas, med stöd av Deleuze, som ett 

möjlighetsrum för kreativa och oväntade flyktlinjer, till skillnad från det räff-

lade rummet, som stabiliserar och slår fast identitet och betydelser. För att 

skapa mening och en koherent scen av det improviserade behövs dock det 

räfflade rummet där tankar och idéer som generats i en improvisation kan 

stabiliseras, eller re-territorialisera. Vad Perry (2011) belyser genom Deleuze 

och Guattari är således hur devising processen kontinuerligt behöver pendla 

mellan det oväntade, improviserade och strukturerade för att vara produktiv 

vilket också är ett bidrag till att förstå dynamiken i vad tillämpad teater är 

och kan vara.  
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Att forska genom post-filosofier i en svensk estet-utbildningskontext 

Inom tillämpad drama och teaterforskning i Sverige är det relativt ovanligt att 

använda post-teori. Dock har forskare inom estetiska lärprocesser och de este-

tiska ämnenas didaktik tillämpat bland annat Deleuze och Guattaris tankar och 

visat hur samspel mellan kroppar, material, affekt och plats genererar såväl 

konstnärliga gestaltningar som blivanden (se exempelvis Asplund, 2022; Jo-

nasson, 2020; Magnusson, 2017; Rosén, 2019; Theorell, 2021). Med stöd av 

Deleuze och Guattaris begreppsapparat studerar Susanne Rosén (2019) hur 

lärande möjliggörs genom drama i en svensk mellanstadieskola. Genom De-

leuze och Guattaris begrepp OCH3 beskriver Rosén hur lärande sker när flera 

komponenter samspelar på samma immanenta plan. OCH betecknar en sam-

manbindande och relationell kraft som accentuerar hur olika komponenter re-

laterar till varandra snarare än att vara motsatser. I rolltagande möjliggörs så-

ledes, enligt Rosén, lärandet i spänningen mellan det the actual (det som är) 

OCH the virtual (det vi kan föreställa oss), kropp OCH rum, inre upplevelser 

OCH yttre uttryck. Rolltagandet beskrivs av Rosén som ett assemblage, skapat 

av kropp, affekter, roll, andra deltagare, objekt och det fysiska rummet. Denna 

sammansättning möjliggör ett utforskande av olika sätt att bli både som grupp 

och individ.  

Med en filmetnografisk och dansteoretisk studie har Theorell har studerat 

pojkars (3–9 år) krigslekar med begrepp hämtade från Deleuze och Guattari 

så som ritournelle, rytm och perception. Krigsleken blir här ett kinEstetiskt 

musikaliskt fenomen med koppling till danskonsten. Musikalitetsbegreppet il-

lustrerar en sinnlig lyhördhet och en kroppslig samt ”musikalisk förtrogenhet 

med världen” (Theorell, 2021, s. 138). Med detta begrepp uppmärksammas 

hur pojkar skapar rörelser i relation med platsens utformning och de andra 

deltagarna. Den kinEstetiska musikaliteten är, enligt Theorell, inte knuten till 

musikalitet som förmåga att uppskatta musik. Snarare är det musikaliska en 

förmåga till perception där barnets känsla för rytm, kalibrering, paus, explosi-

vitet och intoning möjliggör ömsesidiga samspel. Som sådan är krigsleken ett 

sinnligt och lekfullt utforskande där barn skapar ömsesidiga, dynamiska sam-

spel och estetiska uttryck.  

                                                      
3 Begreppet OCH är en direktöversättning från franska och är framskrivet med stora bokstäver 

av Deleuze och Guattari (1994). 
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Diskussion; inspiration och kunskapsluckor 

I detta kapitel har inledningsvis redogjorts för hur forskningen inom det till-

lämpade teaterfältet vuxit fram. Här har beskrivits hur forskarrollen och prak-

tikerrollen återkommande glider samman under beteckningen Practice as Re-

search (PaR), aktionsforskning eller etnografi. Samtidigt som glidningen har 

genererat dynamiska kopplingar mellan praktik och teori riskerar den att ske 

på bekostnad av ett kritiskt förhållningssätt till den egna praktiken. Utifrån 

detta har jag har valt bort att beforska min egen praktik då den tillämpade 

teaterns utmaningar och möjligheter behöver nyanseras och belysas ur fler 

perspektiv än genom dess egna ”insiders”. Föreliggande studie skiljer sig vi-

dare något från den dominerande forskningen inom tillämpad teater genom att 

den syftar till att föra ett kritiskt resonemang i relation med en specifik praktik, 

snarare än att hålla diskussionen på en generell nivå. Detta, menar jag, möj-

liggör ett utforskande av spänningen mellan etik och estetik och härigenom 

visa på specifika utmaningar när deltagarnas erfarenheter är utgångspunkten 

för teaterskapande.  

Av intresse för denna studie är Hattons forskning, liksom övrig forskning 

som redogör för potentialen med drama och teater som utgår från deltagarnas 

vardag. Det Hattons forskning (2003, 2007, 2012, 2013) visar på, och som jag 

ämnar utforska vidare, är hur rolltagande, fiktion och humor är produktiva 

komponenter i tjejers teaterskapande, då de bidrar till att adressera diskurser 

som begränsar och därigenom skapar ökat handlingsutrymme.  

 En fråga jag ställer i relation till Hattons forskning och som undersöks i 

denna studie, är dock hur rolltagande, fiktion och humor bidrar till att delta-

garna upplever att de får ett ökat handlingsutrymme. Cahills (t.ex. Cahill, 

2011; Cahill & Dadvand, 2022) forskning om hur lekfullheten är spännande 

för att undersöka detta vidare varför hennes är viktiga utgångspunkter i denna 

studie. Särskilt givande är Cahills tankar om hur lekfullhet förmår att skapa 

nya sammankopplingar mellan olika aktörer så som plats, affekt och material 

vilket möjliggör för deltagarna att utmana begränsande tystnadskulturer. Detta 

är intressant för denna studie vars deltagare behöver förhålla sig till begrän-

sande normer. Dock ifrågasätts i föreliggande studie om rolltagande, fiktion 

och humor alltid genererar vidgat handlingsutrymme.   

Vidare har forskningsöversikten visat på vikten av att deltagarnas erfaren-

heter ges en konstnärlig form. Bland annat visar Aune (2017b, 2017a) på att 

föreställningen fungerar som en upprättelsen för deltagarnas erfarenheter av 

marginalisering och förtryck. Att deltagare som saknar teatervana ska gestalta 

sina erfarenheter av sårbarhet inför en publik torde dock vara förknippat med 
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en del svårigheter. I föreliggande studie undersöks därför hur den konstnärliga 

bearbetningen sker och utmaningarna i arbetet vilket är en del av utforskandet 

av spänningen mellan etik-estetik inom communityteater. 

Sammantaget framställs tillämpad teater och communityteater som en mot-

vikt mot och fristad från nyliberala strömningar som begränsar människor i 

deras vardag (t.ex. Aune, 2017a; Bartley, 2021). Ett problem med detta är det 

finns tendenser att beskriva hur både communityteater och tillämpad teater är 

i polemik med omgivande samhälle. Dualismen och avståndstagandet är pro-

blematiska eftersom olika aktörer härigenom ställs mot varandra i till exempel 

teaterpraktik-omgivande samhälle samt tanke-kropp. Dessa dualiteter, eller 

dikotomier, bygger ofta på ett hierarkiskt synsätt som jag menar kan leda till 

att teaterpraktiker skönmålas medan det omgivande samhället står för destruk-

tiva krafter. Denna onyanserade bild, gagnar inte en praktik som bygger på en 

”ecology of practices” (jfr Hughes & Nicholson, 2016). För att nyansera och 

situera en viss communityteater-praktik är därför såväl spatiala som postkon-

struktionistiska teorier intressanta. Dessa teorier menar jag kan svara an till 

hur teaterpraktiken är samskapt med en viss plats.  

Även om betydelsen av plats och rum beaktats till viss del inom forsknings-

fältet anser jag att rummets och platsens aktörskap bör undersökas ytterligare. 

Detta skulle kunna bryta upp den dualism som beskrivits ovan men också vara 

ett svar på den problematik Dwyer (2016) samt Hughes och Nicholson (2016) 

lyfter fram, om att dramarummet sällan sätts i relation till den lokala kontex-

ten. För att analysera hur tillämpad teater skapar social förändring anser jag 

att den behöver undersökas som en del av den kontext där förändringen för-

väntas ske. I denna studie undersöks därför teaterpraktik och omgivande sam-

hälle som ömsesidigt beroende. Det möjliggörs genom jag uppmärksammar 

plats och rum som aktörer i teaterpraktiken snarare än bakgrundsfaktorer.  

Studier inom tillämpad teater som har post-teoretiska forskningsansatser är 

således intressanta då de problematiserar dualistiska utgångspunkter. Vidare 

sker det i denna forskning en förskjutning bort från individen som accentuerar 

teaterpraktiker som samskapta av flera aktörer än de mänskliga vilket bidrar 

till att synliggöra komplexiteten i tillämpade teaterpraktiker. Givet teaterns 

fysiska, rumsliga och relationella arbetssätt är dessa icke-essentialistiska ut-

gångspunkter intressanta för att undersöka teaterpraktiken som platsspecifik, 

kroppslig och relationell. Det är även en ingång till att nyansera hur plats, 

teaterpraktik och deltagare blir till tillsammans. Jag menar ett det är bidrag till 

forskningsfältet tillämpad teater där teatergörande och kunskapande vanligtvis 

betraktas som ett enbart mellanmänskliga fenomen. Det är således utifrån an-
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tagandet att flera aktörer bidrar till teaterpraktiken som studien tar sin utgångs-

punkt. Som stöd i utforskandet har jag valt en postkonstruktionistisk teorian-

sats vilken diskuteras i nästa avsnitt.  
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4. Studiens teoretiska utgångspunkter  
I det här kapitlet redogörs för avhandlingens teoretiska ansatser. Inled-

ningsvis introduceras postkonstruktionismen samt redogörs för studiens 

ontologiska utgångspunkter som här sammanfattas som en processonto-

logi. Därefter introduceras de begrepp som möjliggjort utforskandet av 

communityteater som samskapt av en mångfald av aktörer.  

Postkonstruktionismen – en processontologisk utgångspunkt 

Postkonstruktionism är ett samlingsbegrepp för posthumanistiska, socialkon-

struktionistiska och feministiska teorier som beaktar kropp och subjekt som 

samskapta av materialiteter, språk, diskurs, plats och rum (Lykke, 2010a, 

2010b). Snarare än att förstå prefixet post som något som kommer efter kon-

struktionismen menar Lykke att post signalerar en omfamning, utveckling och 

kritik av detta fält (Lykke, 2010b). Även socialkonstruktionsistiska tanke-

gångar bidrar till att studera hur strukturella faktorer som klass, kön, ålder och 

etnicitet antas spela in i hur subjektet formas (Lykke, 2010b). Givet commu-

nityteaterns fysiskt gestaltande och platsspecifika karaktär erbjuder således 

postkonstruktionismen ingångar till undersökandet av hur både handlingar 

och konst genereras i och genom teaterpraktiken. I detta undersökandet har 

den franska filosofen Michel Foucault varit viktig för att förstå hur handlingar 

formas i relation till makt och hur makt kan förstås som ett spatialt och dis-

kursivt fenomen.  

Det posthumanistiska perspektivet, vilket postkonstruktionismen också in-

spireras av, innebär en förskjutning av en konstruktionistisk ontologi med 

språk och människa i centrum. Här betonas istället en icke hierarkisk verklig-

het där människan är i ömsesidigt samspel med natur, materiel, plats och rum. 

Människan är således inte ensam aktör utan det materiella påverkar också hän-

delseförlopp och hur något görs. Inom posthumanismen benämns detta som 

ett utvidgat aktörskap.  

Den feministiska posthumanistiska filosofen Rosi Braidotti vars tankar till 

stor del bygger på Foucault, Spinoza samt Deleuze och Guattari, är central för 
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studien. Braidotti menar att binärer som subjekt-objekt, men även natur-kultur 

eller kunskap-känslor, är en konstruktion som skapar hierarkier och utanför-

skap (se t.ex. Braidotti, 2013, 2019b). Med utgångspunkt i dessa tankar är am-

bitionen med föreliggande studie att uppmärksamma ömsesidiga beroenden 

där olika aktörer skapar förutsättningar för varandra. Den posthumanistiska 

ansatsen erbjuder således ett undersökande av teaterpraktiken som samskapt 

av flera aktörer. Dessa tankegångar är återfinns också hos de franska filoso-

ferna Gilles Deleuze och Félix Guattari vars idéer även påverkat den här stu-

dien.  

Deleuze och Guattari har inte definierat sig som posthumanister men deras 

filosofi har inspirerat det posthumanistiska fältet liksom pedagogiska teorier 

(se till exempel Aronsson, 2020; Hultman, 2011; Johansson, 2015; Lenz 

Taguchi, 2012; Lenz Taguchi & St Pierre, 2017). Även forskning om hur 

konsten bidrar till lärande i utbildningssammanhang har hämtat näring från 

Deleuze och Guattari (se t.ex. Hickey-Moody & Page, 2016; Rosén, 2019). I 

studien tar jag stöd av andra forskare som använt sig av Foucault, Deleuze och 

Guattari. Exempel på sådana forskare är Lotta Johansson och Karin Gunnars-

son som båda är verksamma inom utbildningsvetenskap.  

En postkonstruktionistisk teoriansats innebär således specifika ontologiska 

antaganden. Ontologin som ligger till grund för den här studien benämns, i 

linje med Braidotti (2018, 2019b), som process-ontologi. Processontologin in-

nebär att både teaterpraktiken och dess deltagare antas vara i ständig föränd-

ring, eller i blivande. Processontologin, menar jag, möjliggör studerandet av 

plats och material som aktiva aktörer i skapande av både subjekt och teater-

praktik. Vidare antas aktörerna vara ömsesidigt beroende vilket innebär att 

teaterpraktik, plats och deltagare samskapar varandra. Eftersom aktörerna är i 

blivande innebär det att teaterpraktiken är i ständig förändring. Denna rörlig-

het får som följd att vad som görs där, och vad som produceras, inte är en sak 

utan flera. Det medför också att jag undersöker samtidigheter, alltså hur verk-

ligheter skapas i plural i och genom teaterpraktiken.  

Ett syfte med att utforska samtidigheter är även att uppmärksamma de 

spänningar som genereras när olika verkligheter möts och förväntas samexi-

stera (Mol, 2002). Som beskrivits i bakgrundskapitlet är communityteatern 

fylld av motsättningar och paradoxer varför spänningsbegreppet är produktivt 

för att analysera dessa vidare. 

Processontologin blir också en ingång till hur jag tar mig an postkonstrukt-

ionismen som teori. Inspirerad av socialkonstruktionismen ges deltagarna i 

teaterprojektet och deras erfarenheter en framträdande plats i studien medan 
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det utökade aktörskapet och den relationella ömsesidigheten som post-

humanism accentuerar också är viktig. Härnäst redogörs för de teoretiska be-

grepp som bidragit till att mejsla fram avhandlingens frågeställning, analys 

och resultat.  

Studiens centrala begrepp 

För analysen i föreliggande studie har framförallt begreppen plats, rum och 

blivande varit centrala. Flera av begreppen bygger på Foucaults samt Deleuze 

och Guattaris arbeten. Begreppen bidrar till att rikta blicken mot spänningar 

ur vilka problemformuleringar genererats i relation till teaterpraktiken. Som 

Deleuze och Guattari (1994, s. 15) skriver existerar inte ett begrepp på egen 

hand utan ”every concept has components and is defined by them” varför detta 

kapitel syftar till att formulera en sammanhängande begreppsapparat som 

förmår att studera communityteaterns ”variations and unknown resonances” 

(Deleuze & Guattari, 1994, s. 28).  

Rhizom och skillnader  

Med utgångspunkten att aktörskapet inte är förbehållet människan undersöks 

vilka de framträdande aktörerna är och hur de kopplas samman i och genom 

teaterpraktiken. Med stöd av Deleuze och Guattari (2015) antas sammankopp-

lingarna ske rhizomatiskt vilket innebär att de sker oförutsägbart och kontinu-

erligt. Deleuze och Guattari beskriver rhizomet som ett ständigt expanderande 

rotsystem utan ett tydligt centrum, början eller slut. Ett rhizom har flera olika 

ingångar och det rör sig i flera olika riktningar samtidigt. Det finns således 

både en osäkerhet och dynamik i rhizomet som är produktiv vid analys av vad 

som händer när teaterpraktik, deltagare och stad möts. Givet att det i rhizomet 

hela tiden sker nya sammankopplingar mellan olika aktörer antas teaterprak-

tiken vara i ett kontinuerligt flöde av förändring. Teaterpraktikens, deltagarnas 

och stadens betydelser skiftar därför och de får sin mening genom relationen 

med de aktörer de för tillfället är sammankopplade med.  

Att teaterpraktiken till stor del görs rhizomatiskt är en utgångspunkt i den 

här studien. Det medför att jag försöker reda i hur aktörerna blir till på olika 

och nya sätt. Utifrån detta studeras rhizomatiska sammankopplingar som att 

de präglas av nyanser, olikheter och skillnader. Skillnader är produktiva på så 

sätt aktörerna blir till på nya sätt, i riktning mot det som ännu inte är (Johans-

son, 2015). Snarare än att se skillnaderna som binärer eller bättre/sämre är 

utgångspunkten att de samexisterar och generar förändringar (Braidotti, 
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2018b) och, inte minst, scenkonst. Teaterpraktiken antas således härbärgera 

och skapa samtidigheter, motsägelser och skillnader när den kopplas samman 

med andra aktörer som stad och deltagare. Häri finns en potential att göra ny-

skapande scenkonst samt generera nya tankar och handlingar hos deltagarna. 

Att förstå skillnader och mångfald av uttryck som drivande i görandet av det 

nya får också genomslag i vad ett subjektet är och kan vara och det beskrivs i 

nästa avsnitt. 

Blivande, subjekt och affekt 

Görandet av det nya som sker genom rhizomatiska sammankopplingar mellan 

olika aktörer undersöks i studien som blivanden. Deleuze och Guattari (2015) 

menar att blivanden sker genom skillnader och i mötet mellan olikheter sna-

rare än när två liknande aktörer kopplas samman. De formulerar det som att 

”en överenstämmelse mellan förhållanden gör inget blivande” (Deleuze & 

Guattari, 2015, s. 357). Blivande uppstår därav genom rörelser mot det som 

ännu inte är. Detta är, menar Deleuze och Guattari, varken en linjär progress-

ion eller regression. Snarare är blivanden rhizomatiska på så sätt att de saknar 

en på förhand formulerad slutdestination och de är alltid multipla (Braidotti, 

2019b). Den dynamik som finns invävd i tillämpad teater och communi-

tyteater där vardagens normer bearbetas genom fantasi och rolltagande möj-

liggör en oanad mängd blivanden både i och ur roll. Utifrån detta är rhizoma-

tisk ett återkommande begrepp i studien. Det bör här poängteras att blivanden 

inte är förbehållet människan, utan även teaterpraktiken och platsen antas vara 

i blivande. I den här studien är det dock ett uttalat fokus på teaterdeltagarnas 

blivanden varför jag stannar till vid hur subjektet tolkas utifrån studiens teore-

tiska och processontologiska antaganden. 

Som nämnts tidigare antas det mänskliga subjektet vara i ett ständigt bli-

vande. Det innebär att människan är ett relationellt ”work-in-progress” 

(Braidotti, 2011, s. 25). Subjektet är således icke-essentialistiskt, eller saknar 

en fast identitet som kan utvecklas med hjälp av exempelvis dramaövningar. 

Processontologin visar snarare på hur subjektet är en tillfällig konstruktion 

som samskapas med andra aktörer. Erfarenheter, visioner, teknik, biologi och 

natur samt faktorer som klass, kön, livsstil och etnicitet deltar i subjektets bli-

vande. Dessa faktorer gör att subjektet förstås som embodied (Braidotti, 2006, 

2019a), det vill säga samskapt med en viss kropp. Att ett subjekt har en kropp 

kan tyckas självklart men vad Braidotti poängterar är att kroppen, i sin materi-

alitet, spelar roll för hur något upplevs och görs samt skapar förutsättningar 

för hur vi kopplas samman med andra kroppar och materialiteter. Härigenom 
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blir det inte bara dramaövningen som möjliggör förändring och blivanden utan 

också samskapandet med material, andra kroppar, rum och så vidare blir av-

görande. Subjektet är således inte en given utgångspunkt, snarare riktas fokus 

mot skillnader och rörelser som möjliggör sammankopplingar och blivanden 

(Johansson, 2015). Det innebär dock inte att subjektet är utan vilja eller in-

tention. Genom studiens postkonstruktionistiska ansats uppmärksammas hur 

subjektet och dess aktörskap kontinuerligt samskapas genom relationer. Bli-

vandet innebär således en expansion av subjektet vilket också förstås som att 

ett lärande sker samt erövring av nya kunskaper. Givet att blivanden sker 

rhizomatiskt finns en viss osäkerhet i vad som lärs; lärande är inte en ”distan-

serad aktivitet”, snarare handlar det ”om att hänge sig och om att ryckas med 

i flöden i riktning mot möjligheteten att bli någon annan” (Johansson 2015, s. 

56). 

Något som tydliggjordes under studiens gång var hur deltagarna erbjöds 

och tillsammans skapade flera möjligheter att uttrycka sådant som var själv-

upplevt. Det skedde genom diskussioner men också genom lekfulla och fan-

tasifulla improvisationer. Här producerar teaterns magiska om, eller magic if, 

(Stanislavski, 1936) oändliga möjligheter för deltagarna att utforska varda-

gens dilemman. Denna variation av uttryck sker även i det vardagliga men 

teaterns gestaltande arbetssätt, både i och ur roll, accentuerar detta. Flertalet 

dramaforskare har påvisat hur det känslosamma engagemang som drama och 

teater både bygger på och skapar, erbjuder många möjligheter till lärande ge-

nom hängivelse och möjligheten i att för tillfället bli någon annan (se till ex-

empel Dunn, 2016; Neelands & O’Connor, 2010; Østern, 2006). Vad den här 

studien även vill lyfta fram är affekternas påverkan. Affekter förstås här som 

relationella och rumsliga energier och intensiteter (Braidotti, 2019b). Till 

skillnad från känslor upplevs affekter kollektivt och rumsligt snarare än indi-

viduellt. Vidare är affekter kroppsliga och det jag benämner som bortomord-

liga sensationer som föregår känslor och blivanden (Johansson, 2019). Med 

bortomordlig avses att det affektiva är en fysisk upplevelse som inte helt med-

vetandegjorts eller formulerats i ord. Konsten, menar Deleuze och Guattari 

(1994), blir till genom affekter snarare än begrepp. På så vis blir affekter ak-

törer i och förutsättningar för kreativa samspel, improvisation och konstnär-

liga uttryck. På liknande sätt uttrycker Braidotti (2019b, s. 47) hur ”affectivity 

is the power that activates our body and makes it want to act”. Affekterna är 

således förutsättning för både sammankopplingar och blivanden och trots att 

de inte är synliga för blotta ögat så märks de i form av samspel och konstnär-

ligt uttryck.  
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Plats och rum  

I studien är rum och plats centrala begrepp för att utforska teaterpraktiken. Det 

innebär att beakta hur rummets, subjektets och teaterpraktikens blivanden är 

intimt sammankopplade. Blivande, rum och plats är utifrån detta pågående 

och dynamiska processer som är ömsesidigt beroende av varandra (West-Pav-

lov, 2009). Dessa tankegångar har plockats upp inom såväl posthumanism och 

postkonstruktionism där subjektet förstås som situerat i en viss kontext (se 

exempelvis Haraway, 1988; Johansson, 2015; Lenz Taguchi, 2012; Lykke, 

2010a). Braidotti begreppsliggör detta som att subjektet är embedded (t.ex. 

Braidotti, 2013, 2019b, 2019a). Med stöd av spatiala teorier enligt Foucault, 

Massey samt Deleuze och Guattari studeras hur teaterpraktiken möjliggör rum 

för multipla blivanden och relationer men också hur dessa blivanden och re-

lationer skapar rum och teaterpraktik. 

Den brittiska kulturgeografen Doreen Masseys tankar om hur rum både 

härbärgerar och producerar flera blivanden har inspirerat mig i hur jag använ-

der begreppen plats och rum. Även om Massey (2005) menar att begreppen 

plats och rum är synonymer då de är ömsesidigt beroende finns tillfällen då 

jag skiljer dem åt. Med plats avses en geografisk plats vilket kan vara en stad, 

ett hem eller ett dramarum. Det finns inte en given mening knuten till plats, 

utan det är något som förhandlas fram inom och mellan människor och det 

materiella, dåtid och samtid (Massey, 2005). Vad som gör en plats till en plats 

är den mening den tillskrivs varför plats är socialt och materiellt konstruerat. 

Med det sagt är plats och rum ömsesidigt beroende varför de ofta överlappar 

varandra i betydelse.  

Rum förstås med stöd av Massey (2005) som en sfär av multipla relationer 

som görs här och nu i en ständigt pågående process där flera berättelser, erfa-

renheter och blivanden samexisterar. Massey framhåller hur rummets öppen-

het och rörlighet kan vara en smältdegel för multipla blivanden. Det beskrivs 

som att rum kan vara en ”potentially creative crucibles for the democratic 

sphere” (Massey, 2005, s. 153). I relation till den tillämpade teaterns demo-

kratiska anspråk är Masseys framskrivning av rum produktivt i meningen att 

demokratiska aspekter inte är något som kan tas för givet. Rum och makt är, 

för Massey, därför tätt sammanflätade varför såväl rum som plats alltid är po-

litiskt laddade. Hur makt i relation med plats och rum undersökts i studien 

redogörs för härnäst.   
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Rum, makt och motstånd  

Tjejerna i studien befinner sig i sin vardag i begränsande maktstrukturer. Mitt 

intresse är att beforska huruvida de genom teaterpraktiken förmår förflytta 

gränser och därigenom skapa handlingsutrymme, både i relation med drama-

rummet men även staden de bor i. Huruvida förflyttning av gränser är möjliga 

eller inte studeras bland annat genom Foucaults teorier om makt och rum. 

Foucault har ingående beskrivit hur platser utformats för att förstärka en viss 

maktutövning genom att visa på hur exempelvis fängelser och avrättningsplat-

ser placerats och designats genom historien (Foucault, 2003). Att utforma 

fängelser som panoptikons möjliggjorde total kontroll och disciplinering av 

kroppen i syfte att skapa lydiga, fogliga och därmed nyttiga medborgare. Rum 

och makt samspelar alltså och skapar förutsättningar för hur kroppar kan röra 

sig och bli till. På så vis uppmärksammas hur det spatiala både är medel och 

föremål för analys i studien.  

Snarare än att centrera makten till en viss person visar Foucault på hur rum 

möjliggör makt. Makt är således inte en personlig angelägenhet även om den 

alltid ger konsekvenser för den enskilda personen som privilegieras eller straf-

fas av det system makten möjliggör. Makten genomsyrar samhällskroppen 

och är produktiv på så sätt att makten formar och formas av kunskaper och 

diskurser (Foucault, 1986b). Makten är inte är knuten till en person, snarare 

ska en viss maktposition, som en presidentpost, förstås som resultaten av ett 

makten (Foucault, 1976). Vidare beskriver Foucault makten som resultatet av 

en ständig kamp mellan olika system, diskurser och viljor och därför är den 

hela tiden är föränderlig (Foucault, 2003). Foucault menar att makt produceras 

av flera mikropolitiska och makropolitiska aktörer som är ömsesidigt bero-

ende varför makten är relationell och omöjlig att knytas till en enskild aktör. 

De mikropolitiska aktörerna utgörs av småskaliga och lokala grupper vilka är 

både rörliga och instabila, medan de makropolitiska aktörerna förstås som 

storskaliga institutioner som juridiska och ekonomiska system (Foucault, 

1976). Att det mikropolitiska och makropolitiska samverkar medför bland an-

nat två saker. För det första skapas makten både underifrån och ovanifrån och 

det innebär att mikro och makro konstituerar varandra. För det andra är mak-

ten överallt och där det finns makt finns det alltid motstånd, därför menar 

Foucault ( 1976) att motståndet bör förstås som en del av makten.  

Posthumanistiska tänkare (se t.ex. Braidotti, 2007, 2013) har poängterat att 

Foucaults tankar om makt är avgörande då de visar på subjektets möjligheter 

att bli till. Samtidigt betonar de icke-mänskliga aktörers påverkan som tek-

nologi, kommunikationssystem och virus (t.ex. Covid 19 och datorvirus). 
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Detta medför att makten blir mer än ett mänskligt fenomen. Makten kontroll-

eras således inte fullt ut av människor utan formas snarare av en mängd ”ma-

teriella-diskursiva element och göranden, ständigt föränderliga i specifika re-

lationer” (Gunnarsson, 2015, s. 63) .  

Denna rörlighet återfinns framförallt hos de mikropolitiska aktörerna vilka 

möjliggör skapandet av det nya och av skillnader, medan det makropolitiska 

står för stabilitet, hierarkiska ordningar och reproduktion av det som är (Big-

nall, 2008). Teaterpraktiken undersöks som ett exempel på en mikropolitisk 

aktör vars rörlighet möjliggör motstånd mot hegemoniska strukturer. På så sätt 

har deltagarna genom teaterpraktiken potential att agera i relation med, samt 

omforma, makten. Motstånd förstås, i linje med Foucault (1986b), som en in-

divids eller grupps förmåga att skapa relationer där de kan agera och påverka.  

Dock ska noteras att de hegemoniska strukturer som begränsar deltagarnas 

handlingsutrymme är producerade av både lokala patriarkala mikropolitiska 

nätverk och makroaktörer så som skolan. I studien diskuteras särskilt de rum 

där motståndshandlingar genereras vilket redogörs för längre fram i detta ka-

pitel.  

Om släta och räfflade rum 

Foucaults teorier kring makt och disciplinering av kroppen är inte per auto-

matik kompatibel med Deleuze och Guattaris begreppsvärld. Maktbegreppet 

och dominerande aktörer som mycket av Foucaults filosofi kretsar kring är 

näst intill frånvarande i Deleuze och Guattari texter. Snarare riktas deras upp-

märksamhet mot låsande och stabiliserande krafter och rum för att beskriva 

pendlingen mellan stabilitet och flexibilitet. Betecknandet av det reglerade och 

stabila, eller det Foucault kallar det makropolitiska, sker hos Deleuze och 

Guattari genom begrepp som territorialisation och räfflade rum (Bignall, 

2008). Det räfflade hindrar, eller territorialiserar, rörelser och blivanden vilket 

gör rum både reglerande och förutsägbara (Deleuze & Guattari, 2015). Dessa 

reglerande aspekter försvårar för såväl fantasi som görandet av det nya. Sna-

rare är det ett rum för reproduktioner av kunskap och uttryck som fastslår 

identiteter och kategorier (Johansson, 2015). Deleuze och Guattari (2015) dis-

kuterar dock alltid dessa reglerande rum i relation med det deterritoriliserade 

och det släta rummets möjligheter. Alla rum, menar de, är samtidigt släta och 

räfflade. Det släta rummet präglas av blivanden och det ännu-icke-sedda. Där 

saknas förutbestämda mål som möjliggör upptäcktsfärder och skapandet av 

det nya (Johansson, 2015). Det släta rummet ger utrymme för det affektiva, 
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känslomässiga och oförutsägbara vilket möjliggör spontana samspel, dyna-

miska rörelser och oförutsägbara blivanden (Deleuze & Guattari, 2015).  

Givet studiens teoretiska ansats där rummets aktörskap undersöks bidrar 

det räfflade tillsammans med det släta till ingångar för att studera de blivanden 

som produceras i och genom teaterpraktiken.  

Potentia och potestas 

Makten förstås, i linje med Foucault (2003), som att den är en restriktiv och 

samtidigt en produktiv kraft då den gynnar vissa men inte andra. Makt både 

möjliggör och hindrar därför blivanden och det medför att makt och blivanden 

är sammanflätade. Den restriktiva makten benämns här som potestas och den 

positivt produktiva makten som potentia i med stöd av Braidotti. Braidotti 

(2019b) beskriver potentia som förknippad med makt som möjliggör blivande 

i dess positiva bemärkelse, där subjektet förmår att ta sig an vardagens utma-

ningar och kritiskt granska normer. Det handlar om att kunna föreställa sig 

själv annorlunda och röra sig mot det som ännu inte är, vilket också kan för-

knippas med motstånd (Braidotti, 2013). Motstånd och kreativitet är således 

sammankopplade. Vidare är motstånd här förknippat med affekter och känslor 

som en positiv livskraft (Braidotti, 2007) snarare än något som formas diskur-

sivt och det är ett produktivt tillägg till hur Foucaults tankar om motstånd ar-

tikuleras. 

Potestas, å andra sidan, är kopplat till makt i dess begränsande och negativa 

innebörd. Som Braidotti noterar samexisterar potentia och potestas: “these 

two modalities of power are not mutually exclusive, but rather co-exist as mul-

tiple facets of the same process, namely the process of subject formation” 

(Braidotti, 2019, s. 92). Utifrån denna förståelse av makt är ambitionen att 

undersöka hur teaterpraktiken producerar såväl potestas som potentia. Detta 

är ännu en dimension i min strävan att belysa de samtidigheter som pågår och 

möjliggörs i och genom communityteater.  

Heterotopin 

Ytterligare en samtidighet som undersöks är hur dramarummet både är en del 

av det omgivande samhället och samtidigt ett separatistiskt rum, endast för de 

tjejer som deltar i verksamheten. Denna samtidighet gör Foucaults 

heterotopibegrepp relevant för studien. Heterotopin ska förstås i relation med 

Foucaults teorier om rum och makt. Foucault har, på ett skissartat sätt, beskri-

vit hur vissa platser skapas för att motstå maktens disciplinering och skapa 

alternativa sätt att vara och bli. Dessa platser benämner Foucault (1986a) som 
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heterotopier. Heterotopin är en medicinsk term som Foucault förde in i huma-

niora och han beskriver det i mycket vaga och motsägelsefulla ordalag i en 

föreläsning och begreppet utvecklas sedan inte vidare av honom (Johnson, 

2013). För att ge begreppet en riktning har jag därför tagit stöd av kulturgeo-

graferna Soja och Hetherington.  

För Foucault är heterotopin ett rum för avvikelse från dominerande sam-

hällsnormer och diskurser. Han förklarar heterotopin som “in relation with all 

other sites, but in such a way as to suspect, neutralize or invert the set of rela-

tions that they happen to designate, mirror, or reflect” (Foucault, 1986, s. 24). 

Heterotopin skapas således i en viss kontext och ändras i relation till den. Detta 

trots att flera av de platser som Foucault menar exemplifierar en heterotopi, 

såsom ett fängelse eller en båt framstår som isolerade. Det innebär att “heter-

otopian sites do not sit in isolation as reservoirs of freedom, emancipation or 

resistance; they coexist, combine and connect” (Johnson, 2013, s. 800). Som 

beskrivits ovan skapas makt relationellt, diskursivt samt rumsligt och därför 

skapas även avvikande praktiker i relation med gängse normer, även om den 

avvikande praktiken är ett uttryck för opposition (Foucault, 2003). Understry-

kas bör dock att heterotopin inte är en utopi då det inte finns platser fria från 

sociala regleringar och hierarkier. Varje heterotopi har sina regleringar och 

maktordningar även om de är omvända i relation till övriga samhället (Hethe-

rington, 1997). I enighet med studiens ontologiska utgångspunkter förstås det 

heterotopiska rummet vara i blivande, vilket uppmärksammar hur dessa mak-

tordningar är multipla, samtida och föränderliga, liksom möjligheterna dessa 

alternativa maktordningar erbjuder i termer av handlingsutrymme för delta-

garna.  

Sammanfattning  

Utifrån en postkonstruktionistisk ansats studeras hur en viss teaterpraktik ge-

nererar blivanden samt hur teaterpraktiken samskapas av flertalet aktörer. Stu-

diens teoretiska antaganden bygger på en processontologi vilket innebär att 

både teaterpraktiken och dess deltagare antas vara föränderliga, eller i ständigt 

blivande. För att undersöka denna föränderlighet vidare har begreppen 

rhizom, skillnader blivande, affekt, plats, rum, makt, heterotopi, potentia och 

potestas introducerats eftersom de bidrar till att nyansera och expandera bilden 

av vad communityteater är och kan vara. Det finns genom Deleuze och Guat-

taris begreppsvärld produktiva ingångar till att undersöka rum som erbjuder 
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och är beroende av fantasi, lekfullhet och det oväntade. Dessa är betydelse-

fulla komponenter i görandet av teater. Lekfullheten, fantasin och konstnärliga 

gestaltningar behöver dock sättas i relation med de vardagsstrukturer som del-

tagarna gestaltar och undersöker genom teaterpraktiken. Detta eftersom ge-

staltningarna i communityteater hämtar näring från det vardagligt erfarna på 

en viss plats. Härigenom blir Foucaults tankar om makt och heterotopi pro-

duktiva. I studien fungerar Braidottis tankar om överlappningar, samtidigheter 

i relation till både makt och blivanden, som en brygga mellan Foucault och 

Deleuze och Guattari.  

Studien har rötter både i akademi och praktik och teorin tillsammans med 

begreppen skapas en sammankoppling mellan dessa till synes olika två värl-

dar. Som Deleuze och Guattari (1994) framhåller så accentuerar begrepp och 

praktik varandra och det möjliggör nya kunskaper om både teori och praktik. 

Hur sammanvävning teori och praktik tagit form konkret redogörs för i artik-

larna samt i nästa kapitel där jag beskriver hur studiens empiriska material 

producerats och analyserats. Ingången till detta blir via begreppet Skugg-

sånger som är en introduktion till studiens praktiska genomförande ute i fält. 
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Konstpaus / Skuggsånger 
 
Görandet av den här avhandlingen har präglats av att 

känna och tänka samt lyssna efter det lågmälda, höra 

tystnaderna tillsammans med det högljudda och försöka 

utforska vad som är i process att bli. Oftast är 

blivanden multipla, svårtydda och motsägelsefulla. 

Med inspiration från författaren och illustratören 

Viveka Sjögren kallar jag dessa lågmälda och ibland 

normbrytande blivanden för skuggsånger. Begreppet 

skuggsång har Sjögren lånat från ornitologin, få-

gelstudier, och det betecknar hur den unga koltrasten 

innan den lärt sig sjunga på sitt sätt prövar sin 

stämma i enskildhet. Sången bryter ofta av från art-

frändernas sång varför det kan vara svårt för den 

som lyssnar att identifiera vilken slags fågel det 

är som sjunger. Koltrasten prövar sig fram, rösten 

pendlar mellan lågmäldhet, falsett och plötsliga 

tystnader som om fågeln blir rädd för, förvånad eller 

kanske glatt överraskad över de läten som produceras. 

Sjögren gjorde mig uppmärksam på begreppet skuggsång 

när vi för några år sedan diskuterade community-

konst. Genom skuggsångsbegreppet undersöker Sjögren 

hur människors längtan efter att bli till på nya sätt 

var under ständig förhandling i relation till normer, 

konventioner och andras förväntningar. Utifrån detta 

kan Skuggsång förstås som ett försiktigt prövande av 

skapandet av det nya vilket så småningom kan ta ett 

mer formsäkert uttryck eller ibland, inte utvecklas 

vidare utan stanna vid en knappt hörbar viskning.  

Forskningsprocessen kan på många sätt liknas vid 

en skuggsång. Ett försiktigt skissande och undersö-

kande som långsamt får ta form, byta skepnad och 

förvåna. Tanke och kropp lyfter från välkänd mark 

och skjuter iväg i nya oväntade riktningar för att 
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hamna på okända platser där andra blivanden möjlig-

görs. Eller, för att tala med Deleuze, flyktlinjer 

deterritorialiserar i riktning mot det ännu inte 

sedda. Denna process styrs endast delvis av mig. Lika 

mycket handlar det om att ledas, ryckas med mot det 

som ännu inte är. Skuggsångerna är således en affek-

tiv praktik och den har tagit form genom skrivande, 

provtänkande och kreativa skapandeprocesser i mötet 

med mänskliga och icke mänskliga aktörer. Härigenom 

har forskarsubjektet blivit till och studien saktat 

hittat sin form. 

Samma prövande skuggsånger tänker jag präglar te-

aterdeltagarnas och teaterpraktikens blivanden. På 

sätt och vis handlar studien om att beforska drama-

rummet som en plats för skuggsånger där deltagarna 

gestaltar nya sätt att bli till på i relation med 

stad, plats och varandra. Skuggsånger som tar form i 

spänningen mellan fantasi och det vardagligt erfarna. 

Om hur studien genomförts för att undersöka skugg-

sångerna handlar nästa kapitel liksom mina skugg-

sånger i relation till forskarrollen, deltagarna och 

empirin.  
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5. Metodologi  
Det här kapitlet syftar till att redogöra för studiens metoder för att skapa 

empiriskt material i relation till den teoretiska ansatsen. Studien bygger 

huvudsakligen på etnografiska metoder med inslag av arts-based research. 

Även om analys och metod varit tätt sammanflätade under hela forsk-

ningsprocessen så skiljs de här åt och analysförfarandet presenteras sist i 

det här kapitlet. Inledningsvis diskuteras forskarrollen vilket följs av en 

sammanfattning av hur och när studien genomförts. Studiens metodolo-

giska göranden är inspirerade av postkvalitativ metodologi som den skrivs 

fram av exempelvis St Pierre (2019, 2021) samt Gunnarsson och Bodén 

(2021) och det redogörs för här. Kapitlet är således en fördjupning och 

problematisering av de metoder som producerat empirin; intervju, delta-

gande observation och gestaltande metoder. I kapitlet återfinns även ett 

avsnitt om forskningsetik. Dock ska poängteras att etiska överväganden 

har genomsyrat hela studien och därför diskuteras genomgående i detta 

kapitel.  

Forskarrollen 

Studiens processontologi innebär att forskarrollen förstås som i ständig rö-

relse och blivande (Braidotti, 2018a). Forskare är således inte något man är 

utan blir tillsammans med andra mänskliga och icke mänskliga aktörer. På så 

sätt är forskningsblivandet en relationell process där forskarrollen skapas i 

mötet med studiens deltagare, staden och teaterpraktiken. Detta är ett kollek-

tivt, affektivt och kroppsligt blivande där forskare, deltagare och teaterpraktik 

blir till tillsammans. Det innebär en ömsesidig påverkan där forskarens när-

varo påverkar såväl deltagare som teaterpraktik liksom forskaren påverkas av 

deltagarna och praktiken. Med påverkan följer ett etiskt ansvar som förutsätter 

lyhördhet hos forskaren som behöver svara an till såväl praktik som deltagar-

nas upplevelser (Rosiek, 2018). I linje med Braidotti (2018a) menar jag såle-

des att det inte räcker med att konstatera att forskare-praktik-deltagare sams-
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kapar varandra utan frågan blir hur sammankopplingen görs etiskt så att forsk-

ningen inte åstadkommer skada (jfr Vetenskapsrådet 2017). Att analysera hur 

multipla aktörer samspelar och hur jag som forskare kan skapa produktiva in-

gångar i detta rhizom har utifrån detta varit en intoningsprocess där gränserna 

sakta luckrats upp mellan mig, stad, teaterpraktik och deltagare. Utifrån detta 

engagemang är forskaren inte bara medproducent av det empiriska materialet, 

utan en del av den ständigt föränderliga praktik som hen studerar (Ringrose et 

al., 2019). Med det menas att forskaren är medskapare av en situation och är 

således en ”aktör uppkopplad med ett oändligt antal aktörer eller praktiker 

(teorier, empiri, tidigare forskning osv) som passerar, silas och sammanvävs i 

och genom ett föränderligt forskande subjekt” (Gunnarsson, 2015, s. 78). På 

så sätt blir forskarens känslor och skuggsånger också och oundvikligen en del 

av det empiriska materialet.  

Givet att den forskning som producerats skapar en viss bild av verkligheten 

snarare än neutralt reflekterar den (Gunnarsson & Bodén, 2021; Rosiek, 2018) 

väcks frågan om vem forskaren är och vilken inverkan forskaren har på delta-

garna, forskningsfältet tillämpad teater men även teaterpraktiken. Som Gun-

narsson och Bodén (2021) skriver så finns inte ett entydigt svar på dessa frågor 

men att ställa dem är en god början. Även om forskarrollen skrivits fram som 

samskapt med mänskliga och icke mänskliga aktörer finns ett forskarsubjekt 

som talar och skriver någonstans ifrån (Braidotti, 2018a). Här spelar klass, 

kön, etnicitet och tidigare erfarenheter in i hur sammankopplingar möjliggörs 

mellan forskare, deltagare och praktik.4 Att jag identifierar mig som kvinna 

underlättade antagligen att jag accepterades som forskare i rummet. Mina er-

farenheter av att ha lett och deltagit i communityteater-verksamheter i Sverige 

och utomlands gjorde att jag kunde förstå praktikens komplexitet och svårig-

heten det innebar att navigera genom denna (jfr Pitches et al., 2011). Erfaren-

heterna blev exempelvis en ingång till flera av de utforskande samtal med le-

darna där de utmaningar praktiken stod inför och producerade vreds och vän-

des på under flertalet tillfällen, både med och utan inspelningsutrustning. In-

spirationen upplevde jag som ömsesidig då jag ibland kunde bidra med 

konkreta tips, stöd i planering eller bara lyssna och kanske på så sätt stötta 

ledarna i sin roll. På liknande sätt var ledarnas erfarenheter och arbetsmetoder 

inspirerande för mig och bidrog till att lokalisera några av de spänningar som 

studien fokuserar på.   

                                                      
4 Braidotti benämner detta som politics of location. Haraway (1988) kallar det för att forskaren 

och kunskapen är situerad. Haraway menar att såväl forskare som kunskap behöver situeras för 

att bli utgångspunkter för samtal i vilka maktstrukturer kan utmanas.  
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Sammanfattningsvis kan konstateras att forskaren blir till som en del av en 

större kunskapsproducerande enhet samtidigt som denna talar och skriver nå-

gonstans i ifrån. Detta diskuteras fortsatt i relation till den empiri som produ-

cerats och hur bearbetning och urval av material skett för analys.  

Etnografiska metoder  

Etnografi innefattar ett spektrum av metoder som syftar till att producera em-

piriskt material. Att tillbringa en längre tid med studiens deltagare i deras 

miljö och där filma och intervjua är vanligt förekommande (Hammersley & 

Atkinson, 2007) och det är något studien bygger på. Produktion av empiri för-

stås därför som etnografisk.  

Arbetet med produktion av empiri påbörjades i februari 2019 och avsluta-

des i april 2020. Från februari till november 2019 filmades samt genomfördes 

deltagande observation under teaterpraktikens träffar vilka tog plats en var-

dagskväll i veckan under två timmar. Verksamheten hade uppehåll under påsk 

och sommarlov och då skedde ingen empiriproduktion. Inför premiär i no-

vember sågs gruppen oftare och under längre tid. Sammanlagt har 65 timmar 

film producerats.  

Under februari och mars 2019 genomfördes halvstrukturerade intervjuer 

med projektledarna och nio av deltagarna. Halvstrukturerade intervjuer ge-

nomfördes även med samma deltagare (minus en) i slutet av min tid med tea-

tergruppen. Dessa samtal har spelats in på diktafon och resulterat i närmare 20 

timmar ljudupptagning. Vid sidan av och i direkt anslutning till att teatergrup-

pen träffats har informella samtal genomförts med både ledare och deltagare. 

Dessa samtal har inte alltid spelats in utan minnesanteckningar har förts. Min-

nesanteckningar har även gjorts i anslutning till varje träff för att sammanfatta 

mina intryck av vad som hänt i dramarummet.  

Efter premiären, i december 2019, genomförde jag en gestaltande works-

hop med deltagarna i syfte att synliggöra deras tankar kring processen som lett 

fram till föreställningen (se inflygningen). Detta filmades och diskuteras un-

der avsnittet arts-based research.  

Deltagande engagemang  

Att i etnografin skapa empiriskt material genom att filma, anteckna och ibland 

ställa frågor kallas deltagande observation. Det innebär att forskarrollen an-

passar sitt deltagande till det som sker i rummet (Hammersley & Atkinson, 

2007; Montgomery, 2014). Likaså påverkar forskaren det som sker där, mer 
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eller mindre avsiktligt. Gunnarsson och Bodén (2021) kallar därför detta del-

tagande för ett deltagande engagemang för att ytterligare betona forskarens 

roll. Mitt engagemang, utöver att filma, intervjua, samtala och ta anteckningar 

handlade om att delta i incheckningsrundor och uppvärmningsövningar samt 

ibland även ge respons på uppspel. Härigenom kom jag som forskare att in-

tervenera med verksamheten på ett sätt som var en del av den relationsskap-

ande praktik som är bärande inom etnografiska studier (Montgomery, 2014).  

Efter de flesta träffar i dramarummet jag engagerat mig i, gjordes även en 

skriftlig reflektion där mina spontana intryck och tankar skrevs ner i vad som 

bäst kan beskrivas som minnesanteckningar. Att direkt efter en workshop 

skriva ner tankar var ett försök att formulera mina skuggsånger - skuggsånger 

som sedan genererade ytterligare skuggsånger som blev till embryon till nya 

formuleringar och analyser. Att kalla dem minnesanteckningar är ett sätt att 

visa på hur anteckningarna är en efterhandskonstruktion då minnet inte återger 

händelser exakt. Snarare är minnet rhizomatiskt och, till viss del, även en fan-

tasifull återkallelse av det som skett (Braidotti, 2013). På så sätt tillåts skugg-

sångerna ta mer plats och guida min blick mot vissa händelser vars signifikans 

inte blir tydliga förrän de sätts i samspel med teori, andra anteckningar och 

övrigt empiriskt material. Minnesanteckningarna har på så vis varit delaktiga 

i att både producera empiriskt material men även i urvalet av vilket material 

som analyserats i artiklarna.  

Produktion av empiriskt material som en kollektiv process 

Ovanstående sammanfattning kan ge intrycket av att forskaren varit ensam 

styrande i forskningsprocessen. Så har förstås inte varit fallet. I arbetet med 

att producera empiriskt material har utgångspunkten varit att forskningspro-

cessen tar form som en kollektiv process, där såväl mänskliga som icke-

mänskliga aktörer deltar. I samtal med ledare och deltagare har innehållet i 

teaterpraktiken utforskats. Det har varit en gemensam process att hitta ord och 

begrepp för göranden och fenomen som skapas i dramarummet. Produktion 

av empiri är en gemensam handling, något som sker med andra där diskursiva, 

materiella och affektiva aspekter vävs samman (Gunnarsson & Bodén, 2021). 

Forskningen har på så sätt varit en kollektiv process där kunskap görs tillsam-

mans med deltagare, plats och teaterpraktik.  

Metoderna för att skapa empiriskt material beskrivs som etnografiska, men 

fokus har inte enbart varit på det mellanmänskliga samspelet eller människors 

brukande av objekt som i traditionell etnografi (jfr Hammersley & Atkinson, 

2007). Aktörerna i etnografin sträcker sig så att säga bortom människorna i 
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linje med studiens teoretiska ansats. Metodologiskt innebär det att uppmärk-

samma hur deltagarna använder exempelvis rekvisita men även hur det mate-

riella möjliggör lekfullhet och gestaltningar och hur deltagare och material 

härigenom blir till tillsammans (se t.ex. artikel III om hår och lekfullhet).  

Forskningsetik: Informerade samtycken och pseudonymisering 

En viktig del av att skapa tillförlitlighet är att förhålla sig till forskningsetiska 

överväganden som formulerats av Vetenskapsrådet (se bilaga 1). Forsknings-

etiken är, som Vetenskapsrådet (2017) skriver, inte statisk utan snarare före-

mål för överväganden i relation till hur kunskap produceras, i vilket syfte och 

hur ny kunskap tillgängliggörs för andra att ta del av. Det finns dock tydligt 

formulerade riktlinjer som jag förhållit mig till. Utifrån dessa riktlinjer har 

ingen produktion av empiriskt material skett innan studien genomgått etik-

prövning hos etikprövningsnämnden och där godkänts (bilaga 2). Information 

om studien har getts till samtliga deltagare såväl muntligt som skriftligt och 

utifrån detta har deltagarna signerat ett informerat samtycke vilket jag samlat 

in (bilaga 3 och 4). I de fall deltagaren varit under 15 år har samtycke även 

inhämtats från vårdnadshavare (bilaga 5). Deltagarna har under studiens gång 

med jämna mellanrum påmints om att deltagandet i studien är frivilligt och att 

de när som kan välja att avsluta sin medverkan. Samtliga deltagare deltar kon-

fidentiellt i studien vilket innebär att de pseudonymiserats. Med det menas att 

fingerade namn använts samt detaljer om etnicitet, religion och bostadsort ute-

lämnats i syfte att minska risken för att deltagarna kan identifieras. I syfte att 

skydda deltagarna namnges inte heller den teaterpraktik som är i fokus för 

studien. Pseudonymiseringen har varit viktig för att deltagarna ska kunna prata 

öppet med mig om sitt deltagande i teaterpraktiken utan att riskera att känna 

sig utelämnade. Vidare utmanar teaterpraktiken den hederskultur som finns i 

staden varför jag tog beslutet att deltagarna skulle pseudonymiseras för att inte 

riskera repressalier från omgivningen.  

Utifrån denna korta sammanfattning av de etiska riktlinjerna som studien 

förhållit sig till framstår de forskningsetiska övervägandena framstå som opro-

blematiska. Etiska överväganden har dock präglat studien och återkommande 

skapat utmaningar. Som exempel kan nämnas avvägningar gällande hur sta-

den beskrivits för att kontextualisera teaterpraktiken utan att göra den identi-

fierbar. Pseudonymiseringen har inneburit att stadens kännetecken skrivits 

bort och att platsen därmed delvis ”avsituerats”. Givet studiens postkonstrukt-

ionistiska och spatiala ansats där situering betonas och plats antas vara en ak-
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tör är detta problematiskt. Jag finner det också problematiskt att teaterprakti-

ken i och med pseudonymseringen inte kan uppmärksammas och erkännas för 

sitt goda arbete. Beslutet att pseudonymisera kan sägas ha vuxit fram i spän-

ningen mellan att bekräfta en god praktik och att skydda deltagarna från po-

tentiell skada och då fann jag att skyddsintresset vägde tyngre. 

Etiska överväganden har också varit viktiga i relation till det informerade 

samtycket. Det informerade samtycket innebär att deltagarna på förhand fått 

studiens syfte, tillvägagångsätt och frågeställning beskriven för sig och det är 

utifrån denna beskrivning de tar beslut om sin medverkan. Givet att empirin 

produceras av en samling rörliga aktörer som sinsemellan kopplas samman 

rhizomatiskt finns ett stort mått av oförutsägbarhet i hur studien genomförs. 

Denna rörlighet medför att de metodologiska valen behöver vara både följ-

samma och ibland även oförutsägbara (St. Pierre, 2021) och det gör det svårt 

att beskriva forskningsprocessen på förhand för deltagarna. Detta kan tyckas 

gå på tvärs mot den förutsägbarhet som det informerade samtycket bygger på 

(jfr Gunnarsson & Bodén, 2021; Vetenskapsrådet, 2017). En del i att göra stu-

diens deltagare införstådda i metodologiska överväganden och göranden har 

varit de enskilda intervjuer och informella samtal som genomförts under 

forskningsprocessen, vilka redogörs för härnäst. Enskilda intervjuer och in-

formella samtal diskuteras i relation till postkonstruktionismens betoning på 

ömsesidighet, vilket medför att resonemang om etiska överväganden förs även 

i nästkommande avsnitt.   

Intervjuer, en relationell praktik 

Vid två tillfällen, våren 2019 samt vårvintern 2020, genomfördes halvstruktu-

rerade enskilda intervjuer (Kvale & Brinkmann, 2014) med deltagare och le-

dare. Intervjuerna kan sägas både inleda och avsluta min tid i fält. Intervjuerna 

initierades av mig och hade flera syften. Ett syfte var att lära känna deltagarna 

och få en inblick i varför de valt att vara med i teatergruppen och vad de tänkte 

om sin medverkan. Intervjun kom också att handla om livet i staden de bor i 

och dessa berättelser har varit en ingång till att förstå de normer och strukturer 

tjejerna förhåller sig till i det vardagliga.  

Intervjuerna genomfördes på ett centralt beläget café utanför ordinarie dra-

maträffar i anslutning till att tjejerna slutade skolan. Att samtalen spelades in 

på diktafon var en trygghet. Istället för att memorera och anteckna allt som 

diskuterades kunde jag lyssna på vad och hur något sades och utifrån det ställa 

relevanta följdfrågor. Jag erbjöd mig alltid inledningsvis att bjuda på fika vil-
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ket de flesta accepterade. I linje med Vetenskapsrådets etiska riktlinjer infor-

merade jag deltagarna om deras rättigheter som forskningsperson. För att 

skapa utrymme för skuggsånger tydliggjorde jag att det inte fanns något rätt 

eller fel svar på mina frågor. Intentionen med detta var att deltagarna skulle 

känna sig bekväma med att uttrycka sig och låta samtalet ha en utforskande 

ton. Jag hade ett batteri med förberedda frågor (bilaga 6) som ställdes till samt-

liga vilket gav intervjuerna en struktur. Vidare fick deltagarna under den första 

intervjun positionera sig utifrån kön snarare än att jag som forskare gav dem 

ett epitet de inte var bekväma med (jfr Renold et al., 2008). Det fanns en del 

av intervjun som var ostrukturerad vilket lämnade möjlighet för spontana frå-

gor och samtal. I relation till etiska överväganden var det ett sätt att möjliggöra 

för deltagarna att få inflytande över intervjuprocessen (Renold et al., 2008). 

Dessutom var det en del i att möjliggöra för samtalet och därmed även forsk-

ningsmaterialet att ta nya och oväntade riktningar (Johansson, 2016).  

Under den första omgången intervjuer deltog nio av verksamhetens delta-

gare var för sig under ett tillfälle. Vid det sista tillfället medverkade samma 

deltagare igen bortsett från en av deltagarna som inte gick att nå.  

Intervjun var också ett tillfälle att möjliggöra flera röster att träda fram då 

vissa av deltagarna var mer tillbakadragna i dramarummet. Givet att studien 

syftar till att undersöka hur deltagarnas vardag blev till konstnärligt uttryck 

var intervjuerna ett sätt att reflektera tillsammans och därigenom få en mer 

nyanserad bild det som skedde i dramarummet. Intervjuerna har således möj-

liggjort att flera deltagares erfarenheter och berättelser tagit plats i analys och 

resultat (Bucknall, 2014), inte bara de som har lätt för att uttrycka sig i drama-

rummet. Detta kan förstås som en viktig del i att skapa validitet och tillförlit-

lighet i studien. Att möjliggöra för så många röster som möjligt att komma till 

tals kan även förstås som en etisk praktik eftersom flera röster möjliggör nya 

sammankopplingar och versioner av det som studeras och därmed också ny 

kunskap (Gunnarsson & Bodén, 2021). Samtliga intervjuer transkriberades av 

mig (bilaga 7).  

Precis som det är avgörande hur en forskningsstudie förankras så är avslutet 

med deltagarna viktigt (Montgomery, 2014). Min fysiska närvaro i dramarum-

met avslutades med halvstrukturerade enskilda intervjuer. Även om jag också 

gjort ett avslut med hela gruppen möjliggjorde den avslutande intervjun en 

återkoppling till deltagarna som då delgavs hur deras specifika medverkan va-

rit med och producerat forskningsstudien. Framförallt handlade det om hur 

citat och scener från dramarummet där de figurerat använts i studien samt pre-

senterats på forskarkonferenser. Det fanns även möjlighet för dem att ställa 
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frågor och precis som den inledande intervjun kom den till viss del att påminna 

om ett informellt samtal (bilaga 8).  

Intervjuer med barn och asymmetriska maktrelationer 

När barn och unga deltar i forskning råder det alltid en maktobalans som 

skapas både i relation till åldersskillnaden mellan forskare och deltagare och i 

rollerna som intervjuare och intervjuad (Bucknall, 2014). Detta innebär att 

forskaren behöver ta hänsyn till att unga informanter inte alltid vågar säga nej 

till att delta eller säga ifrån om något kring studien är oklart. Vidare påvisar 

Bucknall att barn och unga oftast befinner sig inom ramen för icke frivilliga 

verksamheter som skola varför det är extra viktigt att som forskare poängtera 

frivilligheten för barn i att delta i en forskningsstudie även om studien genom-

förs i en frivilligverksamhet. Genomförandet av intervju med unga människor 

utgår således från flera etiska överväganden och göranden. Även om delta-

garna informerats både muntligt och skriftligt av mig om att de när som helst 

kunde avbryta sin medverkan var intervjun ett tillfälle för deltagarna att ställa 

frågor kring vad deras medverkan innebar för dem. Etiken kan på så sätt för-

stås som en reflektiv praktik som skapas både inför och under mötet med del-

tagarna (Renold et al., 2008).  

Den enskilda intervjun syftade till att skapa en trygg relation mellan mig 

och tjejerna. Ett sätt att förebygga otrygghet, enligt Bucknall (2014), är att 

tydliggöra de skyldigheter som forskaren har i relation till studiens deltagare. 

Det berör exempelvis informerat samtycke, rätten att avbryta sin medverkan 

och att deltagandet sker konfidentiellt (se bilaga 1). Denna tydlighet menar jag 

är ett av flera etiska åtaganden som på sikt kan skapa förutsättningar för del-

tagarnas aktörskap inom studien. Huruvida maktobalansen kom att ”neutrali-

seras” mellan mig och deltagarna låter jag vara osagt. Däremot är min för-

hoppning att intervjun möjliggjorde en tillitsfull relation oss emellan, vilket 

var avgörande för den fortsatta forskningsprocessen. Exempelvis var delta-

garna inte alltför upptagna med undran över min närvaro i dramarummet (in-

spelningsutrustningar och anteckningsblock till trots). Vidare kunde de när 

som helst uppmana mig att sluta filma eller be mig att klippa bort vissa se-

kvenser när de upplevde att de delat något som var alltför privat. Det informe-

rade samtycket kan på så sätt förstås som att det var föremål för förhandling 

under hela min tid i fält då deltagarna hade utrymme att välja i vilken grad de 

var delaktiga i studien (Renold et al., 2008). 
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Maktobalans i relationen barn-vuxen / forskare-deltagare problematiseras 

ytterligare genom studiens postkonstruktionistiska ansats. Härigenom accen-

tueras hur diskurser, kropp och materialiteter samskapar göranden och situat-

ioner (Lykke, 2010a). Givet att jag initierat intervjun, delvis format den genom 

mina på förhand konstruerade frågor och placerat inspelningsutrustning mitt 

på bordet mellan mig och informanten, så kan det förstås som att maktobalan-

sen är oundviklig (jfr Mayes, 2019). Vidare kan det ifrågasättas huruvida del-

tagarna utifrån detta kan antas tala för sig själva givet hur deras röster under 

forskningsintervjun blir samproducerade med forskningsfrågor och inspel-

ningsutrustning (Mazzei & Jackson, 2012, 2017). Utifrån denna maktobalans 

var det angeläget att en del av intervjun var ostrukturerad (Kvale & Brink-

mann, 2014), vilket innebar att tjejerna var de som ställde frågorna. Den 

ostrukturerade delen av intervjun inleddes med undran om de hade några frå-

gor om mig eller forskningsprocessen. På så sätt kom intervjun också att bli 

till ett samtal där tjejerna kunde ställa frågor och vi kunde mötas i gemen-

samma intressen (jfr Montgomery, 2014). Många av deltagarna var nyfikna 

på min drama- och teaterbakgrund och ställde frågor om forskningen. Mina 

erfarenheter inom drama och teater öppnade upp för samtal och jag tror det 

ingav förtroende. Jag blev, i deras ögon, inte en total ”outsider” som kom in i 

deras praktik och riskerade att misstolka deras göranden. Det som påbörjades 

genom de enskilda intervjuerna under våren 2019 fortsatte sedan under hela 

forskningsperioden som informella samtal i samband med den ordinarie 

teaterpraktiken.  

Med kameran som medforskare och aktör i dramarummet 

Drama och teater beskrivs ofta som flyktiga och oförutsägbara praktiker 

(Kershaw & Nicholson, 2011). Det är praktiker där något uttrycks och gestal-

tas, ändrar skepnad och blir till något annat. När gestaltningen är över kanske 

deltagarna är lämnade med en känsla vilket genererar diskussioner och ibland 

ytterligare gestaltningar. Att som forskare återge exakt vad som gestaltats och 

diskuterats samt hur detta skett är svårt att skildra genom anteckningar. Dess-

utom är dramaprocessen ofta utspridd över hela rummet, arbete sker i helgrupp 

liksom i mindre grupper, det gestikuleras, improviseras och diskuteras. På 

grund av allt som pågick samtidigt valde jag att dokumentera processen med 

kamera. Inledningsvis användes en handkamera men den kom att komplette-

ras med en vidvinkel-kamera från maj 2019 då jag insåg fördelen med att 

kunna zooma in enskilda händelser utan att förlora uppsikten över hela grup-

pen.  
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Ansatsen genom forskningsprocessen var att min närvaro i dramarummet 

skulle störa verksamheten så lite som möjligt. Men kamerans närvaro har vid 

flertalet tillfällen bjudit in till lek och spex samt blivit en del av de dramaöv-

ningar som gruppen genomfört. Spontana danser och sånger som uppstått i 

dramarummet har exempelvis ibland riktats mot kameran och tjejerna har upp-

trätt framför den, väl medvetna om att de filmas. Jag har även gått in i roll som 

kamerakvinna när en tv-debatt iscensattes med Tove som programledare. Hela 

scenen byggdes upp runt kameran så att alla skulle synas i bild och deltagarna 

riktade sig både in i kameran och mot varandra i den intensiva debatt som 

följde. Vid andra tillfällen har deltagare som delat något av privat karaktär 

under pågående workshop blivit påmind av andra om min närvaro och därför 

avbrutit sig själva eller bett mig att sluta filma. Vid sådana tillfällen har kame-

ran stängts av och diskussionen har därefter återupptagits.  

Mindre positiva exempel innebär kameror som oväntat laddat ur och börjar 

pipa högljutt mitt under en workshop och stört deltagarnas koncentration. Ska-

kiga kameror som inte filmat det jag tänkt och händelser som undsluppit ka-

meran har varit ett problem; ”slår på mig själv för att jag är en sådan usel 

filmare” är en kommentar som återkommer i mina anteckningar, framförallt i 

början av våren 2019. Vidare är ljudkvaliteten på filmerna ibland undermålig 

vilket har varit störande när jag i efterhand tittar på filmerna för att studera 

vad som skett vid ett visst tillfälle. 

Att producera empiriskt material genom arts-based research  

När sista föreställningen var genomförd i december 2019 var både de som lett 

processen och jag eniga om behovet av utvärdering av föreställningsarbetet. 

Utifrån detta genomfördes en gestaltande workshop med tjejerna för att på ett 

kreativt sätt undersöka deras erfarenheter av föreställningsarbetet. Inspirerad 

av bland andra Barone & Eisner (2011) samt Norris (2000) fick deltagarna på 

största allvar lekfullt uttrycka sina upplevelser av att skapa teaterföreställ-

ningen. Att konstruera empiriskt forskningsmaterial genom konstnärliga och 

gestaltande metoder kallas arts-based research och är ett sätt att utmana or-

dens begränsningar (Barone & Eisner, 2011; J. Norris, 2000). Att forska ge-

nom arts-based research (förkortat ABR) är även en början att konstnärligt och 

kroppsligt artikulera det som ännu inte verbaliserats, snarare än att utveckla 

konstnärliga förmågor (Hickey-Moody, 2016; McNiff, 2018; Strom et al., 

2019). Mazzei och Jackson (2012, 2017) skriver att deltagarnas berättelser 

som de framträder i en intervju inte bör förstås som ett uttryck för en inre 

sanning. Röst, menar de, är alltid samproducerat med diskurs, materiel och 
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kontext, varför det som ges uttryck för alltid är resultatet av flera samman-

kopplingar. Jag menar att ABR erbjuder andra sammankopplingar än vad som 

möjliggörs genom halvstrukturerade intervjuer. Härigenom skapar ABR alter-

nativa sätt att producera frågor, kunskap och sätt att vara i världen (McNiff, 

2018; Rosiek, 2018) vilket kan förstås som ett sätt att validera studien. 

Det finns inte ett sätt att arbeta på med ABR utan flera estetiska uttryck är 

möjliga (Leavy, 2018). Workshopen formades tillsammans med bilder jag ta-

git under föreställningsprocessen, insamlat material som produktionssche-

man, samt på förhand konstruerade påståenden och frågor. Deltagarna fick 

dansa sig igenom föreställningsprocessen, möta bilder på sig själva tagna un-

der hela forskningsprocessen samt fysiskt ta ställning till olika frågor och på-

ståenden som rörde processen. Arbetet, som beskrivs i inflygningen, kan för-

stås som en affektiv praktik som i hög grad involverade fysiska uttryck och 

känslor. Vidare var det en kollektiv process där deltagarna tillsammans sva-

rade an fysiskt snarare än verbalt. Det empiriska materialet har således produ-

cerats i relation med bilder och kroppar i högre utsträckning än vad som van-

ligtvis erbjuds genom kvalitativa forskningsmetoder som exempelvis halv-

strukturerade intervjuer (jfr Leavy, 2018; Rosiek, 2018). Givet studiens post-

konstruktionistiska ansats som betonar kroppens, känslornas och affekternas 

betydelse är ABR en möjlighet att beforska flera aspekter av hur verkligheter 

och blivanden produceras. Hela utvärderingsprocessen dokumenterades med 

kamera och kom att bli en del av underlaget för de avslutande intervjuerna 

som genomfördes med deltagarna under våren 2020. I beskrivningen av hur 

empirin producerats har fokus så här långt varit på forskarrollen, deltagarna 

och material som anteckningsblock, bilder och intervjuer. Som tydliggjorts 

har stora mängder material producerats varför nästa avsnitt redogör för hur 

materialet bearbetats, valts ut och slutligen analyserats.  

Bearbetning av empiriskt material 

Allt empiriskt material har sparats på en extern hårddisk varifrån det transkri-

berats och arbetats med. Bearbetning av materialet har skett kontinuerligt un-

der forskningsprocessen. Alla filmsekvenser har inte transkriberats utan till 

varje film finns en sammanfattande beskrivning av vad som sker samt mina 

reflektioner. Vissa avsnitt har transkriberats mer noggrant som till exempel de 

scener som analyseras i artiklarna om sårbarhet och lekfullhet. Allt material 

som transkriberats redovisas dock inte i artiklarna utan den närgångna studie 

som gjorts av vissa scener har fungerat som bidrag till att skapa frågeställ-

ningar och undersöka spänningar som uppstått i teaterpraktiken.  
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Urval av material  

Endast en liten del av empirin ingår i de artiklar som är del av studien. Utifrån 

den postkvalitativa ansatsen förstås forskningen som verklighetsproduce-

rande. Det innebär att den kunskap studien skapar också är med och skapar 

världen (se t.ex. Braidotti, 2018a; Gunnarsson, 2015; Rosiek, 2018). Utifrån 

detta har forskaren ett etiskt ansvar att välja ut empiriskt material som förmår 

visa på de komplexiteter, spänningar och motsägelser som produceras i teater-

praktiken. Detta är, som Gunnarsson och Bodén (2021) skriver, ingen oskyl-

dig process eftersom vissa verklighetsproducerande aspekter på så sätt utesluts 

medan andra lyfts fram. Forskaren har därför ett ansvar att inte reproducera en 

förenklad bild av teaterpraktiken eller ”låsa fast” deltagarna i alltför snäva de-

finitioner. Min strävan har därför varit att välja ut, arbeta med och analysera 

det empiriska material som förmår visa på hur teaterpraktiken generar både 

möjligheter och begränsningar. I urvalet av empiri har etiska överväganden 

också spelat in då vissa situationer som visar på spänningar handlade om svåra 

och känsliga ämnen där deltagarna riskerade att bli exponerade genom forsk-

ningen. Empirin kunde exempelvis visa på dilemman kopplade till hur erfa-

renheter av hederskultur eller sexualitet skulle iscensättas, eller något av privat 

karaktär diskuterade. Även om processen att iscensätta det vardagliga var av 

intresse har studien inte haft som syfte att diskutera specifika och personliga 

erfarenheter av hederskultur eller sexualitet. Givet att communityteatern tar 

sig an normer som stigmatiserar och begränsar är det inte konstigt att utma-

nande ämnen behandlas men hur de återges i studien behöver ställas i relation 

till såväl syfte och frågeställning som skyddsintresse av deltagarna. I första 

hand har jag därför försökt att välja ut empiri som inte exponerar deltagarna. 

I andra fall har inte exakta citat använts utan situationen återgivits i stora drag. 

Vidare har berörda deltagare medgett att de citeras i studien. Det informerade 

samtycket var således under förhandling även efter att min tid i fält avslutats.  

De empiriska sekvenser som återfinns i avhandlingen ska förstås som delar 

av en större helhet ur vilken studiens syfte och frågeställning mejslats fram. 

Processen präglades inledningsvis av min nyfikenhet på vilka kunskaper som 

möjliggjordes i dramarummet. I mötet med deltagarna, empiri, teorier och 

olika begrepp tycktes fokusområdet alltför oprecist. Nya problemformule-

ringar har således skrivits fram och syfte samt frågeställningar omprövats flera 

gånger. Detta har också påverkat vilket empiriskt material som valts ut för 

studien.  

Även om konstruktion av empiri skrivits fram som en kollektiv process har 

såväl produktion som bearbetning även präglats av ensamt skrivbordsarbete. 

Detta arbete har handlat om att koppla samman och pröva det empiriska 
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materialet med teorier, olika begrepp och skuggsånger. Det innebär exempel-

vis att olika begrepp testats på vissa scener i materialet för att problematisera 

vad som sker och det har skett kontinuerligt under hela forskningsprocessen. 

På samma sätt har materialet bidragit till att ge mening till begreppet (jfr De-

leuze & Guattari, 1994). På så sätt har ingen del av empirin ”stått för sig själv” 

och beroende på hur empirin kopplats samman med mänskliga och icke 

mänskliga aktörer har olika saker framträtt (jfr Mazzei & Jackson, 2012). En 

utmaning i detta har varit att få det empiriska materialet att ”stå still” i mötet 

med allt det som nämnts ovan, då hur något kopplas samman har nyanserat, 

accentuerat eller dolt olika företeelser. Materialet har vid flera tillfällen ”dragit 

i väg” med mig och visat på delar av empirin som jag tidigare kanske valt bort. 

Det innebär att hur jag kopplats samman med materialet har varit en affektiv 

och känslomässig praktik vilken bitvis varit intuitiv. Snarare har det vid till-

fällen varit som om materialet lett min blick, ingett en känsla att ”här är det 

något”. Vid dessa tillfällen har en resonans uppstått med såväl intellekt som 

kropp, och det benämner MacLure (2013) som att materialet glöder. För mig 

har det varit signaler om att här finns något som utmanar min förståelse av 

communityteater som gjort att empirin bearbetats ytterligare tillsammans med 

teorier och begrepp. Ett exempel på ett sådant tillfälle har varit när praktiken 

varit intensiv och affektiv vilket yttrat sig genom större gester, känslor och 

ibland meningsutbyten. Det kan också handla om en känsla av osäkerhet om 

var processen är på väg, varför det affektiva lika gärna kan ta form som ly-

hörda samspel under koncentration och en känsla av närvaro. Sammanfatt-

ningsvis kan urval av empiriskt material ses som en affektiv praktik där 

materialet fått leda mig. Samtidigt har det funnits en målmedvetenhet från min 

sida att vara selektiv utifrån studiens syfte och frågeställning. Urval av empi-

riskt material har också varit tätt sammanvävt med analysprocessen och den 

beskrivs vidare i nästa avsnitt.  

Genomförande av analys 

Som beskrivits i detta kapitel har produktion av empiri, bearbetning och urval 

varit en sammanflätad process. Detsamma gäller analysen där empiri kontinu-

erligt förts samman med teori, begrepp och skuggsånger. Processen har präg-

lats av prövanden och omprövanden. Analysförfarandet är således svårt att 

avgränsa till ett givet ögonblick och kan snarare betecknas som abduktivt 

(Gunnarsson & Bodén, 2021). Denna abduktiva analys har inte alltid varit pla-

nerad. Snarare är det rhizomatiska, oriktade och spontana sammankopplingar 
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som producerat nya tankar, vilka blivit del av analysen. Processen har således 

inkluderat fysiska, kreativa och intellektuella göranden och dessa redogörs för 

i det här avsnittet. Snarare än att ge fasta svar eller lösningar syftar analysar-

betet till att utmana det förgivetagna samt skapa fler frågor. I tre av avhand-

lingens artiklar (art. I, II och III) benämns analysarbetet som kartografi varför 

min tolkning av vad en kartografi är beskrivs först. Därefter diskuteras hur 

analysarbetet varit både en rhizomatisk och målmedveten process.  

Analys genom kartografier 

Att analysera genom kartografi är att närma sig det empiriska materialet sen-

sitivt och teoretiskt utan att kategorisera eller leta efter underliggande me-

ningar (Johansson, 2021). Det finns ingen mall för hur en analys genom kar-

tografi går till utan inspiration kommer i första hand från Braidotti (2019a, 

2019b, 2021) men även av Johansson (2021), Aronsson och Lenz Taguchi 

(2018). En kartografi syftar inte till att generera en representation av verklig-

heten utan att identifiera dominerande narrativ (Aronsson & Lenz Taguchi, 

2018; Braidotti, 2021) samt tydliggöra komplexiteter och motsättningar 

(Braidotti, 2019a, 2019b). Som sådan är kartografin alltid situerad i en viss tid 

och kontext och uppmärksammar hur diskurser, strukturer och sociala sam-

manhang formar subjektet och möjliggör blivanden (Braidotti, 2021). Karto-

grafin syftar också till att uppmärksamma ”emerging lines of articulations and 

problems” samtidigt som den möjliggör ett kreativt ”rupturing and deterritori-

alizations of diverging lines” (Aronsson & Lenz Taguchi, 2018, s. 245). Det 

innebär att kartografin också söker efter möjligheter till frön av förändring. 

Det finns i kartografin således en både kreativ och lekfull aspekt vilket även 

lyfts fram av Johansson (2021) och Braidotti (2019b). Aronsson och Lenz 

Taguchi (2018) poängterar att kartografin också rekonstruerar det kreativa till 

konkreta förslag som möjliggör förändring. Braidotti (2019b, s. 86) å andra 

sidan framhåller att en kreativ kartografi behöver visa på ”the marigins of ex-

pression of yet unrealized possibilities of overcoming Humanism and 

anthropocentrism” och det innebär bland annat att belysa flera sätt att göra och 

definiera exempelvis kunskap. I linje med Braidotti (2019b, 2021) syftar såle-

des kartografin till att visa hur deltagarna har möjlighet att bli på många olika 

sätt – men också att de inte nödvändigtvis blir till som grupp utan att det i 

gruppen finns utrymme att bli på olika sätt och i olika tempo. Vidare handlar 

kartografin om, att som Aronson och Lenz-Taguchi skriver, att utmana domi-

nerande narrativ kring ett visst fenomen, i det här fallet tillämpad teater.  
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I likhet med rhizomet har kartografin flera möjliga ingångar vilket bidrar 

till att kartograferandet uppmuntrar till experimenterande (Johansson, 2021). 

För att möjliggöra lekfulla utforskanden och prövanden har analysen skett 

med olika verktyg och metoder där skuggsånger, penslar, papper, teori och 

begrepp bidragit. Analysarbetet har således växlat mellan att vara ostrukture-

rat och strukturerat. Min ambition har varit att teckna ett fält som rymmer så-

väl dominerande artikulationer som möjliga flyktlinjer och nya territorier. En 

kartografi kan dock aldrig vara komplett, den är; is necessarily selective, 

partial and never exhaustive” (Braidotti, 2019a, s. 33). Jag gör därför inte an-

språk på att ha synliggjort och analyserat teaterpraktikens hela komplexitet, 

snarare fokuseras analysen kring vissa spänningar i teaterpraktikens föreställ-

ningsarbete. För att ge en inblick i hur analysförfarandet skett i studien besk-

rivs inledningsvis hur det rhizomatiska präglat processen. Därefter ges ett ex-

empel på hur arbetet med begrepp bidragit.  

Ingång 1: Att kartografera med och genom affekter, kropp, papper och 

pennor 

Analysarbetet har, som beskrivits ovan, varit en pågående och abduktiv pro-

cess som skett i samspel mellan en mängd olika aktörer. Arbetet har inte alltid 

varit planerad, snarare är det rhizomatiska, oriktade och spontana samman-

kopplingar vilka producerat nya tankar som blivit del av analysen. Genom att 

förstå processen som rhizomatisk så är analysförfarandet en kroppslig, kon-

textuell och relationell aktivitet med många jämbördiga aktörer involverade 

där även affekter och skuggsånger bidrar. Genom studiens postkonstruktion-

istiska ansats antas aktörerna vara, när de kopplas samman rhizomatiskt, öm-

sesidigt beroende. Det rhizomatiska tillsammans med det ömsesidiga har upp-

manat mig som forskare att, under analysförfarandet, vara uppmärksam och 

lyhörd för de meningsskapanden det empiriska materialet erbjuder tillsam-

mans med teorier och tidigare forskning (Gunnarsson & Bodén, 2021). I ana-

lysen har således min öppenhet för vad som antas ha aktörskap varit viktig och 

här har blicken letat efter fler aktörer än de mänskliga. Öppenheten som ge-

nomsyrat analysförfarandet är en betydelsefull del, menar Gunnarsson och 

Bodén (2021) för att tydliggöra mindre dominerande teman samt undersöka 

motsägelser, skiftningar, intensiteter och rörelser som finns i empirin. Det har 

inneburit att det material som fångat min blick bearbetats ytterligare genom 

att tillfälligt plockats isär och splittrats för att analysera vidare (jfr Gunnars-

son, 2015). Upplösningen har syftat till att trassla ut några av alla de aktörer 

som på olika sätt är intrasslade i teaterpraktiken och tillsammans möjliggör 
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olika blivanden. Frågor som här guidat analysen är; vem eller vad har aktör-

skap just nu? Vilka andra aktörer är en viss aktör sammankopplad med och 

hur? Hur kan den här aktören begreppsliggöras? Vad möjliggörs genom just 

den här aktören och dess sammankopplingar? Att fokusera på aktörer som an-

nars inte lyfts är ett sätt att utmana dominerande narrativ om tillämpad teater 

som ett mellanmänskligt fenomen (jfr Perry, 2015), vilket också kan bidra till 

att utveckla forskningsfältet tillämpad teater.  

En stor del av analysprocessen har präglats av skrivande och det har varit 

produktivt för att bearbeta materialet och tydliggöra skuggsångerna. I denna 

process skapas nya tankar som är viktiga för analysen varför skivandet kan 

förstås som en upptäcktsfärd och en dynamisk del av analysarbetet (Richard-

son & Adams St. Pierre, 2008). Genom skrivandet har jag blivit indragen i 

empirin vilket möjliggjort att både empirin och jag blivit till på nya sätt. 

MacLure (2013, s. 661) uttrycker det som att “something not-yet-articulated 

seems to take off and over (…) that moves the writing/writer to somewhere 

unpredictable”.  

På liknande sätt har analysen även genomsyrats av arts-based research där 

arbetet skett affektivt genom färger, penslar och akvarellpapper. ABR har på 

så sätt möjliggjort ett kreativt kartograferande av teaterpraktiken utöver att 

bidra till konstruktion av empiri. Genom konsten kan upplevelser undersökas 

och göras begripliga. Konstnärliga göranden kan även bidra till upptäckten av 

och skapandet av nya kopplingar (McNiff, 2018; Rosiek, 2018). Målandet har, 

i mitt fall, bidragit till att visualisera begrepp samt skapa en kroppslig förstå-

else av dem vilket skapat möjliggjort analyser av empirin. Detta var särskilt 

tydligt när heterotopibegreppet mejslades fram i relation till både teori och 

empiriskt material. Heterotopibegreppet är, som beskrivits i teorikapitlet, vagt 

framskrivet av Foucault och för att tydliggöra begreppet var målande produk-

tivt. Genom att låta penseln affektivt röra sig över pappret framträdde en bild 

som inspirerats av deltagarnas röster och göranden, Foucaults text om hetero-

topin (1986) och andra forskares användning av begreppet. Målandet handlade 

således inte om att producera något estetiskt tilltalande eller en konstnärlig 

produkt. Snarare var det ett affektivt och rhizomatiskt görande att låta delta-

garnas röster, texter, papper, pensel, färger och min kropp tillsammans gestalta 

en bild av heterotopin ur vilken ytterligare tankar genereras. Genom samskap-

andet mellan empiri, material och affekter accentuerades det heterotopiska 

dramarummet som ett rum för andra rörelser, maktordningar och intensiteter 

än vad som fanns i omgivande samhälle. Sammantaget har det rhizomatiska, 
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konstnärliga och affektiva analysarbetet förkroppsligat, accentuerat och nyan-

serat såväl begrepp som empiri, vilket varit ett vitalt bidrag in i analysproces-

sen.  

Ingång 2: Att kartografera genom begrepp 

Att beskriva analysförfarandet som rhizomatiskt kan ge intrycket av att det är 

rörigt och ostrukturerat men det har varit generativt, framförallt i det inledande 

forskningsarbetet. Att vara i det rhizomatiska har skapat möjlighet att ta sig 

an empirin tillsammans med andra aktörer och affektivt samt kreativt hitta 

olika teman att bearbeta. För att strukturera och rikta analysen har varje artikel 

fokuserats kring olika aspekter av hur plats, deltagare och teaterpraktik sams-

kapar varandra. Samskapandet har utforskats genom begreppen heterotopi, 

lekfullhet, sårbarhet och ämnesdidaktik. För Deleuze och Guattari (1994) är 

begrepp kopplade till ett visst problem och utan problemet skulle begreppet 

inte ha någon innebörd, varför problem och begrepp accentuerar varandra. Be-

greppen har således bidragit till att undersöka och synliggöra spänningar i 

teaterpraktiken och deltagit i att forma frågeställningar och analysförfarandet 

(jfr Lenz Taguchi & St Pierre, 2017 Colebrook, 2017).   

Hur begreppen kopplats samman med empiri och teori har varit en prö-

vande process och arbetet med begrepp har delvis varit rhizomatisk (jfr Lenz 

Taguchi & St Pierre, 2017). Något förenklat kan sägas att den ömsesidighet 

som präglade relationen mellan plats, deltagare och ledare i teaterpraktiken 

har varit föremål för begreppsliggörande och utforskats vidare genom avhand-

lingens centrala begrepp. Valen av begrepp och hur de skrivits fram har syftat 

till att lyfta fram och problematisera olika aspekter av denna ömsesidighet. 

Begreppen har här blivit en vital del av kartograferandet då de bidrar till att 

både skapa ”ruptures” och utmanat dominerande narrativ (jfr Aronsson & 

Lenz Taguchi, 2018). För att skapa ny kunskap i relation till teaterpraktiken 

har ytterligare komponenter, eller begrepp, kopplats till ”huvudbegreppet” så 

att dess innebörd mer precist förmår omfamna praktikens komplexitet och 

motsättningar (jfr Deleuze & Guattari, 1994). Begreppen har härigenom blivit 

specifika för den praktik som studerats och de utmaningar verksamheten har 

(jfr Lenz Taguchi & St Pierre, 2017). Min strävan har under forskningspro-

cessen således varit att förmå begrepp, teori och empiri att accentuera 

varandra, alltså att uppmärksamma innehåll och skapa mening. Hur det sett ut 

i respektive artikel har varit olika men nedan ges ett exempel utifrån artikel 

två i avhandlingen. 
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Att kartografera med begrepp, ett exempel  

I artikeln Mapping vulnerability as a generative force in community theatre 

prövade jag inledningsvis att skriva genom ansvar / svara-an för att analysera 

hur de olika aktörerna plats, teaterpraktiken och deltagarna samskapade 

varandra. Svara-an blev dock för oprecist när det prövades i relation till empi-

rin då det var mycket som teaterpraktiken, ledarna och deltagarna svarade an 

till. Snarare riktades mitt intresse mot hur ledarna i föreställningsarbetet sva-

rade an till deltagarnas sårbarhet i relation till staden de bor i. Sårbarhet som 

begrepp bär dock på en mängd betydelser men jag fann både Butlers och 

Braidottis framskrivningar av sårbarhet givande. Butler (2016) och Braidotti 

(2019b) betonar båda sårbarhet som en situerad och kroppslig företeelse där 

klass, kön och etnicitet är avgörande. Hur sårbarhet skrevs fram var betydande 

för vilka frågor som kunde guida analysarbetet. Detta kan ses som ett exempel 

på hur begrepp medvetandegör variationer och nya problematiker i praktiken 

och därför blir produktivt (Deleuze & Guattari, 1994). Med utgångspunkten 

att sårbarhet är kopplat till kropp och plats så guidades analysen exempelvis 

av frågan; hur påverkar sårbarhet görandet av en föreställning som ska visas 

lokalt? Nystandet i denna fråga tydliggjorde en mängd motsägelser då sårbar-

het visade sig vara en generativ kraft i konstnärlig gestaltning. Att arbeta med 

sårbarhet var samtidigt komplext och skapade konflikter. För att visa på sam-

tidigheterna knöts begreppen potestas och potentia in i analysarbetet. Med 

dessa begrepp möjliggjordes en analys av hur sårbarhet är både en generativ 

(potentia) och hindrande (potestas) kraft i förställningsarbetet. Genom begrep-

pen uppmärksammades således en mängd händelser som pågick i teaterprak-

tiken liksom de svåra val som deltagare och ledare ställdes inför under före-

ställningsprocessen. När ledarnas hantering av alla komplexiteter skulle sam-

manfattas hittade jag inget produktivt begrepp utan skapade ett nytt; 

spaceweavers. Snarare än att avfärda spaceweavers som ett ”hittepåbegrepp” 

fick det bli en del av analysen av ledarnas professionskunnande.  
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Studiens tillförlitlighet  

I en tid när alternativa sanningar, vetenskapsmotstånd och faktaresistens hotar 

demokratin (Wikforss, 2020) är det viktigt att den forskning som produceras 

är tillförlitlig och håller hög kvalitet. Med god vetenskaplig kvalitet och till-

förlitlighet menas att forskningen sker systematiskt och präglas av kritisk ana-

lys och därigenom genererar ny kunskap eller framställer en redan känd före-

teelse på ett nytt sätt. Vidare framhålls vikten av tydligt formulerade syftesbe-

skrivningar med tillhörande frågeställningar. Även originalitet, validitet, god 

forskningsetik samt fantasi och nytänkande lyfts fram som allmänna principer 

för kvalitet och tillförlitlighet. Metoder for produktion av data ska kunna mo-

tiveras i relation till studiens syfte och frågeställning samt hanteras rätt (Ve-

tenskapsrådet, 2017). Detta är en del av att skapa tillförlitlighet vilket innebär 

att det i studien tydligt framgår hur studiens empiriska material svarar an till 

syfte och frågeställning samt om studiens resultat kan anses vara giltiga (Rose 

& Johnson, 2020). 

När produktion av empiri inleddes var varken frågeställning eller metod 

tydligt formulerade även om det fanns ett övergripande syfte att undersöka 

deltagarnas lärande i och genom teaterverksamheten. Det fanns således en öp-

penhet i vad som undersöktes och hur. En utgångspunkt var att jag ville göra 

en etnografisk studie och filma teaterverksamhetens göranden samt genom-

föra enskilda intervjuer med deltagarna i syfte att undersöka deras erfarenheter 

av arbetet. Denna vaghet kan tyckas gå på tvärs mot Vetenskapsrådets krav på 

formuleringar om tydligt och väl motiverat syfte, frågeställningar och metod. 

I linje med den postkvalitativa ansatsen bygger detta istället på att följa teater-

praktiken och låta forskningen ta form i samspel med den. Det innebär att 

forskningen började i mötet med det som studeras snarare än i på förhand for-

mulerade frågor och metoder, vilka riskerar att begränsa den kunskap som 

produceras (St. Pierre, 2019).  

Denna öppenhet är också i linje med studiens processontologi vilken med-

för att verkligheten förstås om i ständig rörelse och förändring. Att förstå värl-

den som föränderlig ställer dock frågor kring hur forskningsobjekt och forsk-

ningsproblem kan slås fast (jfr Lather & St Pierre, 2013). I föreliggande studie 

har urskiljandet av studiens syfte och frågeställning varit en långsam process 

där skuggsånger, liksom teori och tidigare forskning varit delaktiga i att forma 

och omforma hur dessa skrivits fram (jfr Braidotti, 2018a; St. Pierre, 2019). 

Ofrånkomligen finns det i denna urskiljningsprocess också ett situerat och för-

kroppsligat ”forskarjag” som tar vissa beslut samt väljer ut och väljer bort hur 
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empiri skapas, bearbetas och analyseras (Braidotti, 2018a). En aspekt på till-

förlitlighet inom forskning brukar vara att utförandet av en studie ska vara så 

väl beskriven att en annan forskare kan reproducera den med samma resultat. 

Givet hur forskarsubjektet skrivits fram i studien är detta inte möjligt. Snarare 

indikeras att olika forskare skulle nå olika resultat om samma studien skulle 

göras. Denna diskrepans förstås som en styrka inom kvalitativ forskning givet 

att forskarsubjektet situeras och en kritisk diskussion förs om studiens meto-

dologiska överväganden och ontologiska utgångspunkter (Rose & Johnson, 

2020). Utifrån detta har forskarrollen, metoder samt forskningsetiska övervä-

ganden diskuterats både i relation till studiens processontolgi, teoretiska an-

sats samt övergripande syfte.     

Genom studiens processontologi accentueras icke-binärer och föränderlig-

het vilket uppmuntras till en forskningsprocess som är följsam och ibland även 

innovativ (jfr Johansson, 2016; St. Pierre, 2021). Snarare än att arbeta med 

kategoriseringar som stärker binärer har forskningsprocessen syftat till att un-

dersöka hur olika aktörer samskapar varandra och vad som produceras i det 

mötet. I detta finns även en spekulativ ansats som undersöker vad som poten-

tiellt kan uppstå i dessa möten. Genom denna spekulativa och kreativa ansats 

menar St Pierre (2019) att det ännu icke sedda eller tänkta kan ta form vilket 

bidrar till att nya kunskaper förs in i världen. Härigenom framkommer ytterli-

gare dimensioner till vad kvalitet inom forskning kan vara, vilket inspirerat 

mig i produktion av empiri.  

Det finns således en öppenhet, fantasifullhet och kontextkänslighet i stu-

dien vilket blir viktigt i relation till studiens tillförlitlighet. För att säkerställa 

tillförlitligheten i studien är metodologikapitlet förhållandevis omfattande då 

det syftar till att skapa transparens kring hur det empiriska materialet skapats 

och de överväganden som påverkat studien. Vidare har jag i analysarbetet för-

sökt visa på de olika riktningar, paradoxer och spänningar som finns i materi-

alet och därmed kombinerat det kreativa med kritiskt tänkande, vilket lyfts 

fram i postkvalitativa forskningsansatser (Gunnarsson & Bodén, 2021).  

Diskussion av metod och analys 

I det här kapitlet har produktion av empiri samt genomförande av analys be-

skrivits och problematiserats. En central utgångspunkt i kapitlet har varit stu-

diens postkonstruktionistiska ansats vilken genomsyrat såväl metod som ana-

lys. Utifrån studiens teoretiska antaganden har jag diskuterat vedertagna etno-
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grafiska metoder. Dessutom har forskarrollen och dess etiska göranden pro-

blematiserats. Problematiseringen syftar till att undersöka förgivettagna upp-

fattningar om vad och vilka som antas delta i produktion av empiri och analys. 

En fråga som uppstår är då hur antalet aktörer som beaktas begränsas eftersom 

dessa genom studiens teoretiska ansats kan bli oändligt många. För att be-

gränsa mig har studiens syfte och frågeställning varit ledande i vilka aktörer 

som inkluderats och vilka som valts bort (Gunnarsson & Bodén, 2021). Med 

det sagt medges att om andra aktörer hade lyfts fram skulle studiens resultat 

blivit ett annat.  

När vilka som deltar ifrågasätts kan det uppfattas som att forskarsubjektet 

är jämställt objekt och material. Forskarrollen kan härigenom förstås som utan 

eget ansvar och viljelöst styrt av affekter och glödande empiri (MacLure, 

2013). Forskarsubjektet är dock aldrig utan aktörskap utan har alltid ett ansvar 

(Braidotti, 2018a). Snarare bör MacLures resonemang ses som ett ifrågasät-

tande av vilka fler och vem mer än forskarrollen som har aktörskap i produkt-

ion av empiri och analys. Med stöd av studiens postkonstruktionistiska ansats 

har jag således ifrågasatt vad/vem som har aktörskap i produktion av metodo-

logi och analys samt vilka verklighetsproducerande effekter det får. Eftersom 

forskningen är verklighetsproducerande kan forskarsubjektet inte antas vara 

en neutral aktör utan hur denne är situerad behöver både redogöras för och 

problematiseras.  

Forskarsubjektet är således både samskapt av och med materiel och diskur-

ser samtidigt som hen är ett kännande, tänkande och kreativt subjekt 

(Braidotti, 2018a). Att som forskare bli engagerad i deltagare, plats och verk-

samhet när empiriskt material produceras är inte konstigt. Tankar utbyts, so-

ciala band skapas och engagemang uppstår. Här menar jag att postkonstrukt-

ionismen, genom att utmana dikotomier, visar på att den här typen av intrass-

lingar mellan forskare och deltagare snarare är oundvikliga. Frågan som ställs 

blir således hur denna relationella praktik görs på ett etiskt och ansvarsfullt 

sätt vilket diskuterats i detta avsnitt. Med det sagt så har det stundtals varit 

svårt att skapa en kritisk distans till deltagare, teaterpraktik och empiriskt 

material då jag blivit såväl imponerad som medsvept. Här har dock de semi-

narier jag deltagit i på universitetet samt teorier och begrepp stimulerat mig 

att se de samtidigheter och motsägelser som producerats i och genom teater-

praktiken.  

När subjektets särställning ifrågasätts problematiseras även deltagarnas 

röster som autonoma sanningssägare (Mazzei & Jackson, 2012) och det besk-

rivs i avsnittet om intervjuer. En kritik mot detta kan vara att tjejerna och deras 
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erfarenheter förminskas till att bli ett diskursivt fenomen samskapt med in-

spelningsutrustningar och forskarens frågor (jfr Mayes, 2019). För mig har det 

dock varit ett sätt att kontextualisera intervjusituationen för läsaren som på så 

sätt uppmärksammas på hur det empiriska materialet produceras. Det har sam-

tidigt varit en utmaning att göra både deltagare och ledare rättvisa då mycket 

material sållats bort. Onekligen har var och en av dem nyanserade, spännande 

och dynamiska bidrag in i teaterpraktiken och föreliggande studie. Min för-

hoppning och ambition är att jag genom teorier, begrepp och metodologiska 

variationer kan göra dem rättvisa utan att ge avkall på vetenskaplighet. Ut-

gången av detta återfinns i nästa kapitel där avhandlingens artiklar samman-

fattas och diskuteras som en del av studiens resultat. 
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6. Sammanfattning av artiklarna 
 

Artikel 1: Moving spaces, mapping the drama room as Heterotopia 

I artikeln utforskas dramarummet som ett politiskt rum som både speglar, jux-

taposerar och motsätter sig deltagarnas vardagliga platser så som skolan. Ar-

tikeln bygger på spatiala teorier och dramarummet begreppsliggörs som en 

heterotopi. Heterotopibegreppet synliggör hur dramarummet har en social och 

politisk funktion för deltagarna och därmed en vital plats att skapa gemenskap, 

uttrycka sig samt skapa motstånd mot normer de upplever som förtryckande i 

sin vardag. Genom heterotopibegreppet studeras även hur dramarummet är 

samskapat med vardag, stad och teaterpraktik och hur det bidrar till deltagar-

nas blivanden både i dramarummet samt specifika platser i staden de bor i 

(Szatek, 2020). 

 

Artikel 2: Troubling aesthetics, mapping vulnerability as a generative 

force in community theatre 
Med fokus på risker och möjligheter studeras hur scenkonst skapas utifrån 

deltagarnas livserfarenheter. Ett särskilt fokus riktas mot hur deltagarna är sår-

bara i relation till vissa samhällsstrukturer. För att analysera hur konsten kan 

bli en generativ kraft i relation med sårbarhet kartläggs några av de spän-

ningar som uppstår i föreställningsprocessen. Spänningarna studeras som att 

de är både begränsande och produktiva. De spänningar som artikuleras och 

undersöks är de mellan författarskap-ägarskap av det material som iscensätts 

inför en publik, samt, spänningen mellan att exponera-skydda deltagarna vars 

berättelser framförs på scenen (Szatek, 2022).  

 

Artikel 3: Spaces for ambiguities, playing with hair in community  

theatre for teenage girls 
Här uppmärksammas dilemman som skapas i spänningen mellan lekfulla ut-

forskanden och begränsande normer från unga tjejers vardag. Det vardagligt 

begränsande exemplifieras av normer som omgärdar kroppshår och hårbort-

tagning. Vidare undersöks hur lekfulla uttryck blir till konstnärliga gestalt-

ningar genom Deleuze och Guattaris begrepp släta och räfflade rum. Härige-

nom analyseras hur teaterpraktiken både producerar och produceras av flera 

olika rum. Särskilt hala och osäkra rum (slippery spaces) är något som samt-

liga deltagare behöver förhålla sig till (Szatek & Gunnarsson, 2023).  
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Artikel 4: De estetiska ämnenas didaktik, att göra ämnesinnehåll med 

kroppar, affekter, känslor och plats  
I artikeln analyseras hur ämnesinnehållet i estetiska ämnen, med fokus på te-

ater inom frivillig verksamhet, skapas av kroppar, affekter, känslor och plats. 

En utgångspunkt är att dessa aktörer blir centrala producenter av ämnesinne-

håll i verksamheter där deltagarna är med och förhandlar fram innehållet. Ak-

törerna undersöks som både rörliga och oförutsägbara vilket skapar specifika 

förutsättningar inte bara för hur teaterämnet tar form utan de estetiska ämnena 

generellt. Detta utforskas genom en utvidgad relationell didaktik som möjlig-

gör fler aktörer än de mänskliga på den didaktiska arenan. Genom begreppet 

didaktisk musikalitet diskuteras hur teaterledaren kan förhålla sig till ett äm-

nesinnehåll som är både rörligt och oförutsägbart samt i hög grad samskapat 

affektivt, kroppsligt och rumsligt (Szatek, 2023). 
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7. Diskussion 
I det här kapitlet sammanfattas och diskuteras studiens resultat. Kapitlet 

inleds med en sammanfattning. Därefter diskuteras resultaten i relation till 

bakgrundskapitlet, tidigare forskning samt syfte och frågeställningar. Dis-

kussionen utgår inledningsvis från heterotopibegreppet; hur och varför 

dramarummet kan förstås som heterotopi och vad heterotopibegreppet 

synliggör i relation med teaterpraktiken. Här diskuteras även dramarum-

mets demokratiska potentialer och begränsningar. Diskussionen förs även 

med stöd av begreppen släta och räfflade rum för att visa på hur sårbarhet 

blir till både lekfulla och konstnärliga uttryck. Att göra konst ur det som 

begränsar är dock inte lätt, vilket efterföljande diskussion problematiserar. 

Slutligen förs en diskussion om ledarskapets betydelse i platsspecifika 

praktiker där innehållet till stor del förhandlas fram mellan ledare och del-

tagare. Utifrån studiens resultat avslutas kapitlet med att ge förslag på vi-

dare forskning.  

Sammanfattning av studiens resultat 

Studiens övergripande syfte är att undersöka hur communityteater med dess 

konstnärliga, politiska och sociala ambitioner genererar handlingsutrymme 

för deltagarna i och utanför dramarummet. Mer precist undersöks communi-

tyteaterns utmaningar och möjligheter när deltagarnas vardag, så som den er-

fars på en viss plats, utforskas genom gestaltande metoder och iscensätts inför 

en publik. Det innebär att analysera hur deltagarna, liksom plats och rum, på 

olika sätt samskapas och har aktörskap i denna process. I relation till detta har 

även ledarens roll och utmaningar undersökts. Utgångspunkten är att commu-

nityteater produceras i relation med plats, lokala maktstrukturer och deltagar-

nas vardag, erfarenheter och visioner. Detta har studerats genom etnografiska 

metoder samt spatiala och postkonstruktionistiska teorier.  

Den etnografiska metoden har möjliggjort att jag kunnat följa deltagarna 

och teaterpraktiken i processen att göra en föreställning. Vad som härigenom 

accentuerats är hur flera aktörer än de mänskliga är med och påverkar arbetet. 
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På så sätt har flertalet utmaningar teaterpraktiken möter när deltagarnas erfa-

renheter ska iscensättas analyserats. Samtidigt har det varit betydelsefullt att 

som forskare uppleva kraften i hur lekfulla och gestaltande metoder bidragit 

till att forma ett sammanhang där tabubelagda ämnen diskuteras och iscen-

sätts. Tillämpningen av postkonstruktionistiska och spatiala teorier har bidra-

git till att uppmärksamma hur plats och rum är dynamiska aktörer i skapandet 

av teaterpraktiken. Vidare har studiens processontologiska utgångspunkter bi-

dragit till utforskandet av hur såväl deltagare som teaterpraktik är i kontinuer-

lig förändring, samt hur teaterpraktiken producerar och härbärgerar en mängd 

samtidigheter som exempelvis frustration, ovissheter och kreativitet. Teori-

erna har inspirerat mig att stanna till vid, och begreppsliggöra, dessa samtidig-

heter. Begrepp som heterotopi har öppnat för att dramarummet analyserats 

som både avskuret från, men också intimt sammankopplat, med det omgi-

vande samhället. Detta har skapat en ökad förståelse för varför processer i 

communityteater kan upplevas som komplexa och svårnavigerade. Genom att 

fördjupa mig i teaterpraktikens relation med staden har dess potential att vara 

en demokratisk samhällsaktör både nyanserats och problematiserats. Till ex-

empel visade sig lekfullhet ha en avgörande betydelse för hur deltagarna kunde 

förhålla sig till lokala maktstrukturer och framkalla något nytt och kreativt ur 

det som vardagligen begränsar. Att transformera begränsningar till möjlig-

heter anser jag skapar en potential till reell maktförskjutning som innebär att 

deltagarna får ett vidgat handlingsutrymme både i dramarummet och i andra 

sammanhang.  

I forskningsprocessen har olika aktörer fått en mer framträdande plats. Ex-

empelvis har ledare och deltagare återkommande fått min uppmärksamhet. Att 

vara delaktig i praktiken har även tydliggjort vikten av att kunna hantera det 

svårtydda, hala och osäkra som är en del av konstnärligt skapande. I studiens 

analyser framkommer att det finns flera svårigheter förknippade med att skapa 

konstnärliga uttryck som bygger på deltagarnas olika erfarenheter. Det hand-

lar till exempel om att vissa deltagare upplever sig uteslutna ur processen, vil-

ket väcker frågor om vems erfarenheter som gestaltas och hur. Dessutom finns 

det en risk att begränsande normer snarare manifesteras än utmanas. I relation 

till detta väcks även frågor om hur ledaren samtidigt hanterar gruppens välbe-

finnande, konstnärliga val och produktionsscheman. 

Det som tydliggjorts i studien är hur ledarna och hur de, genom processen 

att forma en teaterföreställning, hela tiden förhöll sig till rummet och delta-

garna. För att begreppsliggöra hur ledarens professionskunnande också sams-

kapades i relation med materiella och mänskliga deltagare var det inlednings-

vis produktivt att utgå från ämnesdidaktikens vad, hur och varför. Det som 
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dock blev tydligt under forskningsprocessen var att många av vad-, hur- och 

varför frågorna relaterades till den lokala kontexten, deltagarnas erfarenheter 

och känslor liksom rummets utformning varför de didaktiska frågorna var och 

vem varit centrala. Detta begreppsliggörs som en utvidgad relationell didaktik. 

Genom en utvidgad relationell didaktik blev det möjligt att genom didaktik-

begreppet belysa hur blivanden och innehåll samskapas med plats, rum och 

deltagare snarare än på förhand konstruerade läroplaner och kursmål. Genom 

den utvidgade relationella didaktiken framkommer att ledaren aldrig ensam 

kan styra eller kontrollera hur teaterpraktiken tar form. Ledaren är, i likhet 

med alla andra deltagare, såväl mänskliga som ickemänskliga, sammankopp-

lad med plats, materialiteter och diskurser och blir till i och genom dessa re-

lationer. Samtidigt visar analyserna hur specifika villkor för teaterpraktiken 

skapas av ledarens relation och förtrogenhet med platsen. Det som framkom-

mer är också hur ledaren är en dynamisk aktör som genererar närvaro, samspel 

och lyhördhet. Denna generativa kraft begreppsliggörs i studien som en didak-

tisk musikalitet.   

Diskussion av resultat 

I följande diskussion kopplas resultaten från studiens artiklar samman med 

varandra men också med tidigare forskning. Diskussionen syftar till att föra 

samman de teoretiska begrepp som sätts i arbete i artiklarna för att därigenom 

svara på studiens syfte och frågeställningar. Här blir begreppen heterotopi, 

släta och räfflade rum centrala. Dessutom förs en diskussion genom didaktik-

begreppet.  

Staden som aktör i dramarummet  

En utgångspunkt i studien har varit att teaterpraktiken är del i en större sam-

hällskontext med vilken den samskapas. Samtidigt beskriver deltagarna 

dramarummet som avskuret från andra platser de vistas på (art I). Att studera 

dramarummet som sammankopplat med staden och dess maktstrukturer och 

normer, samtidigt som det är avskuret från just detta har varit givande för att 

förstå dramarummets sociala, politiska och konstnärliga potentialer och utma-

ningar. I studien har heterotopibegreppet varit centralt för att begreppsliggöra 

denna samtidighet och ett stöd i utforskandet av hur dramarummet liksom del-

tagarna blir till i relation med staden. På så vis går det att förstå hur deltagarnas 

blivanden produceras genom sammanvävningar av de gestaltningar som ge-

nomförts i dramarummet och de livsvillkor som staden erbjuder. Blivanden 
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möjliggörs eftersom teaterpraktiken producerar såväl konstnärligt skapande 

som kritiska granskningar av platsspecifika maktstrukturer.  

Genom heterotopibegreppet har staden uppmärksammats som en föränder-

lig aktör och kunskapsproducent i dramarummet. Med stöd av Deleuze och 

Guattari kan det uttryckas som att stadens räfflingar, alltså normer och struk-

turer, ger riktning åt det som sker i dramarummet. Detta menar jag är ett 

centralt bidrag till forskningsfältet tillämpad teater där teaterpraktiker i hög 

utsträckning undersökts som isolerade fenomen (Dwyer, 2016; Hughes & 

Nicholson, 2016; Nicholson, 2014). Att forska med begrepp som heterotopi 

samt släta och räfflade rum är också en vidareutveckling på den spatiala vänd-

ning som har skett inom tillämpad teater, där begrepp som ”trygga rum” ifrå-

gasätts och problematiseras (Busby, 2021; S. Norris & Salverson, 2021; Sloan, 

2018; White, 2021). Genom spatiala teorier skapas, i den här studien, fokus 

på hur dramarummet producerar och produceras av en mångfald av rum och 

möjligheter för deltagarna. Vidare accentuerar studiens postkonstruktionist-

iska teorier platsen som en aktör och det bidrar till ett vidgande av förståelsen 

för vad och vilka som antas ha aktörskap i en communityteater-process. Detta 

anser jag är ett bidrag till ett forskningsfält som präglas av sociokulturella te-

orier med fokus på mellanmänskliga samspel (Perry, 2015). 

Dramarummets ambivalenser  

I intervjuer med deltagarna framkom att de genom sitt deltagande i teaterprak-

tiken har skapat ett utökat handlingsutrymme även i andra sammanhang. Som 

exempel kan nämnas att de kunde avvisa ovälkommen beröring i skolkorrido-

ren, hade ökat självförtroende i sammanhang där de behövde prestera samt 

kunde förhålla sig kreativt till andras krav på dem som unga kvinnor. Förelig-

gande studie visar hur dramarummet genom dess specifika relationer blir del-

aktigt i skapandet av nya handlingar och relationer (art. I). Inom forskning om 

tillämpad teater uttrycks det som att deltagarna, genom att utgå från sin vardag 

och samtidigt inspireras av utopiskt tänkande, ges ett utökat aktörskap i det 

vardagliga och i dramarummet (Busby, 2021; Gallagher, 2001; Haedicke & 

Nellhaus, 2001; Hatton, 2013; Neelands, 2009). Med studiens postkonstrukt-

ionistiska ansats nyanseras detta antagande något. Jag menar att de gestalt-

ningar som tar form i dramarummet blir till i spänningen mellan det vardagligt 

erfarna, fantasi och kreativt utforskande som gör att begränsande normer kan 

ifrågasättas och överskridas (artikel I, III). Dock ska det noteras deltagarna i 

dramarummet blir till på flera, och sinsemellan olika sätt, även om arbetet sker 
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kollektivt. Det innebär också att blivanden inte alltid innebär utökat aktörskap 

utan också begränsningar (art. II, III).  

Vad studien dessutom visar är att dramarummet har potential att generera 

motstånd mot hegemoniska strukturer och därmed bli en mikropolitisk aktör. 

Dramarummet blir medskapare av att ifrågasätta dominerande maktstrukturer 

och ökar tjejernas handlingsutrymme. Det kan beskrivas som att dramarum-

met omfattar demokratiska potentialer. Det är i linje med exempelvis Schaefer 

(2022) och Aune (2017a) som beskriver communityteater som en demokratisk 

livsform samt Hatton (2013) som visar hur deltagandet i en teaterpraktik möj-

liggör utökat aktörskap i vardagen. Här hjälper heterotopibegreppet till att 

uppmärksamma och problematisera hur staden inte bara är producent utan 

också mottagare av det som sker i dramarummet. Begreppet synliggör hur tje-

jerna, genom att ingå i teaterpraktiken, får ett vidgat handlingsutrymme i re-

lation till begränsande normer och lokala maktstrukturer vilket gagnar dem 

själva och andra unga i deras ålder som växer upp i staden (art. I, II). Drama-

rummets blivanden är således en kontinuerlig rörelse som fortsätter utanför 

dramarummet och möjliggör att deltagarna kan agera och hantera exempelvis 

nedsättande kommentarer som de möter i skolan (art. I).  

Hur mycket teaterpraktiken har möjlighet att påverka lokala maktstrukturer 

bör dock diskuteras och nyanseras (jfr Finneran & Freebody, 2017). Förelig-

gande studie visar att det aktörskap som produceras i spänningen mellan det 

vardagligt erfarna och fantasifulla bromsas upp utanför dramarummet i mötet 

med andra mikropolitiska aktörer, så som lokala patriarkala nätverk. Det finns 

här en reell risk att tjejerna utsätts för repressalier vid försök att säga ifrån eller 

att agera på normutmanande sätt. För att parera risken för exempelvis negativa 

kommentarer eller ryktesspridning så tonas således motståndet ner av tjejerna 

själva (art I). Nedtoningen har också att göra med att den kollektiva kraft som 

genereras i dramarummet är påtagligt försvagad då tjejerna sällan agerar som 

grupp utanför dramarummet. Känslan av samhörighet som deltagarna gett ut-

tryck för kan därför förstås som en tillfällig konstruktion som framförallt gäl-

ler i dramarummet (art. I). Studien väcker således frågor om hur dramarum-

mets kollektiva aktörskap blir produktivt även i det vardagliga.  

Lekfulla rum för omvända maktordningar 

I ovanstående avsnitt var fokus på dramarummet som ett rum sammankopplat 

med en viss plats och hur det därmed möjliggör motstånd mot lokala normer. 

I detta avsnitt fokuseras på vad som möjliggörs när dramarummet också för-

stås som ett ”counter-site” som är ”outside of all places” (Foucault, 1986, s. 
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24). Denna aspekt blir särskilt framträdande när deltagarna i intervjuer beskri-

ver dramarummet. De omnämner rummet som ”sitt hem” och ett ”avskilt rum 

bara för dem” där de ”kan vara sig själva” och ”ta plats på egna villkor och 

uttrycka känslor” (art. I). Deltagarnas uttalanden bör också ses i relation till 

deras upplevelse av staden de bor i. Även om jag inte var med dem på platser 

som skola och hem gav intervjuer och deltagande engagemang i dramarummet 

en inblick i deras vardag. Här beskrev deltagarna återkommande stadens nor-

mer som sexistiska och begränsande. Risken för att utsättas för skvaller eller 

påhopp kopplade till kön och/eller sexuell läggning medförde att tjejerna dag-

ligen gjorde flertalet anpassningar (art I). Detta har i studien (art. II) under-

sökts som en situerad sårbarhet snarare än ett individuellt problem (jfr Butler, 

2020). Sårbarhet är således kopplat till strukturella faktorer så som plats, klass 

och kön och på så sätt ett kollektivt fenomen.  

Den situerade sårbarheten var kontinuerligt föremål för diskussioner och 

gestaltningar i dramarummet och blev ett av flera teman i den föreställning 

gruppen genomförde. I studien framkommer hur deltagarnas upplevelser av 

dramarummet som avskilt från staden gör att den situerade sårbarheten kan 

förvandlas till kreativa uttryck och konstnärliga gestaltningar. Denna trans-

formation är sammankopplad med att dramarummets avskildhet möjliggjorde 

omvända maktordningar vilket innebar att deltagarna tog plats på sina egna 

villkor (art I). Dramarummet är på så sätt ett ”counter-site” och kan kopplas 

till Hetheringtons (1997) tolkning av heterotopin som ett rum för omvända 

maktordningar. Rum för omvända maktordningar har i studien även utforskats 

genom Deleuze och Guattaris begrepp släta rum (Deleuze & Guattari, 2015). 

Det släta rummet är ett möjlighetsrum för affekter, fantasi, känslor och kropp 

som tillsammans möjliggör kreativa flyktlinjer, alltså görandet av det nya (De-

leuze & Guattari, 2015). Dramaforskaren Perry (2015) visar att de släta rum-

men är nödvändiga i skapande processer och jag menar att de också är nöd-

vändiga för lekfullhet och maktordningar som gynnar tjejerna. I den här stu-

dien beforskas det heterotopiska dramarummet som ett rum som är mer utslä-

tat än de rum deltagarna vistas i dagligen så som skolan (art I). I studien 

diskuteras hur släta rum tillåter kropp, känslor och affekter att bli betydelse-

fulla producenter av andra maktordningar än de deltagarna upplever i sin var-

dag. Det kroppsliga och känslomässiga engagemanget genererar och genere-

ras av släta rum där vardagens hierarkier, som bland annat producerar sårbar-

heter, undersöks och stöps om genom lekfulla gestaltande former (art. III).  

Teaterpraktikens arbete präglades av intensiva diskussioner och lekfullhet. 

I artikel tre analyseras hur dessa, lekfullhet och diskussion, är sammanflätade 
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och ömsesidigt beroende i relation till normativa förståelser av kroppsbehå-

ring. Utifrån gruppdiskussioner om kroppsbehåring genererades lekfulla im-

provisationer som framkallade skratt, igenkänning och vidare diskussioner. Så 

småningom blev detta även till konstnärliga uttryck och en del av teaterföre-

ställningen (art. III). Lekfullheten förstås i studien som en betydelsefull aktör 

för att skapa omvända maktordningar där normer förvrids och ifrågasätts. Det 

burleska, överdrivna och stereotypa som leken innefattar, förflyttar gränser för 

hur deltagarna kan tala om och förhålla sig till det som begränsar.  

Att leken är en viktig del av tillämpad teater är känt sedan tidigare (Hall-

gren, 2018; Kitchen, 2018; Neelands, 2017; Schechner, 2012; Shaughnessy, 

2012; Slade, 1954; Way, 1998). Vad studien tydliggjort är hur begränsande 

normer plockas isär och luckras upp genom lekfulla rollspel och improvisat-

ioner. Resultatet är i linje med Cahill (2011; Cahill et al., 2016) och Hatton 

(2003) som visar på hur lekfullhet i en tillämpad teaterpraktik, utöver att 

spegla verkligheten, dekonstruerar den och sätter samman den igen på nya 

sätt. Studien visar också på de begränsande normerna genom burleska inslag 

i rollspel och improvisation även blir till vitala lekkamrater (art III). Hur 

teaterpraktiken och de olika övningarna som genomförs tillsammans skapar 

lekfulla, oväntade och spontana rum utforskas med hjälp av begreppet släta 

rum. I släta rum är det möjligt att plocka isär strukturer som i det vardagliga 

producerar sårbarheter och sätt samman dem nya och lekfulla sätt. Dessa kre-

ativa och lekfulla sammankopplingar bidrar till att, ur en situerad och kropps-

lig sårbarhet (Butler, 2016, 2020), kollektivt producera konstnärliga uttryck 

och aktörskap (art. II). Lekfullheten möjliggör att normerande maktordningar 

förvrids och ifrågasätts vilket skapar ett utökat handlingsutrymme för delta-

garna i mötet med dem i det vardagliga (artikel I, II).  

Lekfulla experimenteranden i släta rum är dock inte okomplicerade. Ge-

nom att, med exempelvis burleska uttryck, överdriva normer sker också en 

återupprepning av dessa. Det finns således en samtidighet i det lekfulla som 

både luckrar upp och manifesterar det normativa (art. III). Samtidigheterna 

visade sig generera frustration och osäkerhet när de gestaltningar som skapats 

under lekfulla former skulle ges konstnärliga uttryck (art. II, III). Nedan följer 

en diskussion rörande utmaningarna med att röra sig mellan lekfulla och 

konstnärliga rum i teaterpraktiken.  

I spänningen mellan lekfulla och konstnärliga rum 

Inom tillämpad teater antas lekfullhet och teaterpraktik vara intimt samman-

vävda (jfr Schechner, 2013; Shaughnessy, 2012; Slade, 1954; Way, 1998). 
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Studien visar dock att relationen kan vara problematisk vilket utmanar detta 

antagande.  

I samband med att premiärdatumet för föreställningen närmade sig kom 

dramarummet allt mer att kännetecknas av repetitioner där repliker och kore-

ografier slogs fast. I studien undersöks det som att det släta dramarummets 

rörlighet begränsas och räfflas, vilket bidrar till att lekfulla uttryck blir till 

konstnärliga uttryck. I det räfflade rummets maktordning får det gränsöver-

skridande och lekfulla engagemanget således stå tillbaka till förmån för det 

disciplinerade, reglerande och ledarstyrda (jfr Deleuze & Guattari, 2015). 

Utan denna begränsning kan arbetet inte få en riktning, föreställningen inte få 

ett distinkt uttryck eller deltagarna veta vad de ska göra när de är på scenen 

(art II, III). Övergången är dock inte enkel. Det blev svårt för många av delta-

garna att hantera de motstridigheter och olika tolkningsmöjligheter som lek-

fullheten tillsammans med det sceniska uttrycket genererade (art. III). I stu-

dien begreppsliggörs det som att dramarummet blir ett halt rum. Det hala rum-

met medför att handlingar och ”som om” inte fick fäste i varandra eller i del-

tagarna. Det visade sig genom att deltagarna hade svårt att ta instruktioner från 

regissören eftersom de inte förstod varför en scen skulle göras på ett visst sätt. 

Deltagarna förlorade här ägarskap över processen och det är problematiskt ef-

tersom det är deras livserfarenheter som gestaltas. Därigenom blev teaterprak-

tiken delaktig i att framkalla osäkerhet och frustration (art. II, III).  

Studien visar att osäkerheten som kännetecknar det hala rummet beror på 

att det räfflade rummets maktordning är annorlunda än det släta rummets. Det 

räfflade rummet innebar nya beslutsprocesser som begränsade deltagarnas ini-

tiativ och ledarna fick mer att säga till om gällande var och hur något gjordes 

(art. II, III). Att ledarna fick mer att säga till om berodde på ambitionen att 

göra en konstnärlig föreställning. En tydlig utmaning med att producera ett 

konstnärligt uttryck inom communityteater är att skapa ett gemensamt ägar-

skap vilket innebär att föreställningen är väl förankrad hos både deltagare och 

konstnärlig ledning (Aune, 2017a; Haedicke & Nellhaus, 2001) och plats (Van 

Erven, 2001).  

Genom att förstå platsen som både medproducent och mottagare av före-

ställningen uppmärksammas hur den konstnärliga ledningen behöver skydda 

deltagarna så att de inte blir exponerade i relation till situerade strukturer som 

producerar sårbarhet. Det medför svåra konstnärliga och etiska val där delta-

garna inte alltid kan eller får bidra, trots att det är deras vardag som gestaltas. 

Att begränsa deltagarnas inflytande över processen kan vara utmanande för 

såväl ledare som deltagare då deltagarna utvecklat en stark känsla av ägarskap 

över det som producerats (art. II). Härigenom skapas en spänning mellan att å 
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ena sidan bjuda in deltagarna till att fatta vissa beslut rörande föreställningens 

form och innehåll samtidigt som de i andra fall stängs ute. 

Deltagarnas begränsade handlingsutrymme innebär att det är svårt att be-

skriva processen som autentisk i Aunes (2017) mening. Givet att deltagarnas 

ägarskap återerövras under processens gång behöver detta inte vara ett pro-

blem (art II). Snarare handlar det om att dramarummet förmår härbärgera det 

hala, osäkra och multipla och den frustration som produceras i form av kon-

flikter, missförstånd och förlorade ägarskap. Rummets betydelse är således 

inte given (jfr Massey, 2005). Å ena sidan kan släta dramarum bli en smältde-

gel för lekfulla gestaltningar och en mångfald av uttryck och blivanden (art. I, 

II). Å andra sidan kan slätheten också utvecklas till hala rum där vissa delta-

gare upplever sig som uteslutna, osäkra och frustrerade (art. II). Hala rum och 

osäkerheter behöver dock inte vara problematiska så länge svåra beslut omges 

av transparens, ägarskapen återerövras och missförstånd reds ut. En del i att 

återta ägarskapet visade sig vara föreställningen som kom att generera stolthet 

hos deltagarna när de upplevde att det var deras historia som visades inför 

publik (art. II). Detta föranleder en diskussion om vikten av att föreställningen 

förmår inkludera multipla erfarenheter samt förflytta dessa till platser utanför 

dramarummet där de kan möta en publik.  

Om betydelsen av att genom konstnärlig gestaltning möta en publik  

Under året jag följde teaterpraktikens process med att producera en föreställ-

ning blev det tydligt att det var en utmaning att gå från undersökande arbete 

till att skapa en föreställning som kan kommunicera med det omgivande sam-

hället. En del av utmaningen var att låta deltagare utan professionell teaterer-

farenhet gestalta sina erfarenheter av sårbarhet inför en publik. Tidigare forsk-

ning visar att konstnärlig gestaltningen riskerar att bli en manifestation av ut-

anförskap och hjälplöshet (Cohen-Cruz, 2000), vilket även kan vara proble-

matiskt för publiken (O’Grady, 2017). Vad studien dock visar är att 

deltagarnas möte med publiken blev en betydelsefull del i att omvandla sår-

barhet till en generativ kraft. Föreställningen möjliggjorde att deltagarnas er-

farenheter förflyttades från dramarummet och ut i samhället. Detta var en av 

anledningarna till att föreställningen genererade flertalet flyktlinjer och bliv-

anden som kan relateras till stolthet, ägarskap och glädje, eller det Braidotti 

(2019b) benämner som potentia (art. II).  

Studien visar på några faktorer som jag anser är avgörande för att mötet 

med publik ska bli en positiv upplevelse för deltagarna. Som beskrivits ovan 
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upplevde deltagarna att de tappade ägarskapet över föreställningen när pro-

cessen kom att genomsyras av det räfflade rummets logik. Ägarskapet återtogs 

dock med tiden och när föreställningen hade premiär upplevde samtliga del-

tagare att det var deras berättelser och stad som gestaltades på scen (art. II). 

Flera deltagare menade att de konstnärliga bearbetningar som ledarna genom-

fört bevarade och vidareutvecklade deras uttryck. Aune (Aune, 2017b) visar i 

sin studie att det är nödvändigt att det konstnärliga uttrycket utgår från delta-

garna, men jag vill framhålla vikten av den estetiska förhöjningens accentue-

ring av både stadens och deltagarnas komplexiteter, rytm och toner. Genom 

förhöjningen formas ett unikt konstnärligt uttryck som inte hade kunnat skap-

ats någon annanstans eller med en annan grupp. 

Att deltagarna var nöjda och stolta över både föreställning och process kan 

antas bero på att ledarna arbetat både utifrån omsorg om deltagarna och konst-

närlig förhöjning. Detta anser jag är en kvalitetsaspekt som är betydelsefull i 

sammanhang där icke utbildade skådespelare iscensätter sina liv inför publik 

(jfr Aune, 2017b, 2017a). Estetiska uttryck som genereras i spänningen mellan 

omsorg om deltagarna och konstnärlig förhöjning möjliggör att deltagarna 

framställs som kompetenta på scen. Den konstnärliga förhöjningen medför 

också att tjejernas erfarenheter auktoriseras och det bidrar till trovärdighet i 

mötet med publiken. Tidigare forskning (Aune, 2017a; Glarin, 2020; 

Haedicke & Nellhaus, 2001; Schaefer, 2022) visar också vikten av att skapa 

en berättelse som publiken kan känna igen sig i och utifrån detta framkalla 

samtal och, i vissa fall, samhällsengagemang. Jag menar också att föreställ-

ningen bör vara öppen för olika tolkningar och visa på komplexiteter snarare 

än att servera lösningar på svåra frågor.  

Föreställningen genererade samtal med publiken, både direkt efter före-

ställningen men även i lokalpressen. Det publika engagemanget var en bekräf-

telse för deltagarna på att de gestaltat något som flera kände igen sig i. Före-

ställningen riktade blicken mot unga tjejers livsvillkor, vilket medförde att fler 

röster synliggjordes i staden. Framträdandet och mötet med publiken blev en 

betydelsefull upprättelse (jfr Chou et al., 2015; Söderman, 2021; Woodson, 

2015) liksom den visade att deras erfarenheter var relevanta för fler än de 

själva. Deltagandet i produktionen genererade således en kollektiv och publik 

manifestation mot de normer och lokala maktstrukturer som i vanliga fall be-

gränsade deltagarna (jfr Aune, 2017a; Chou et al., 2015; Krumpeck, 2023; 

Woodson, 2015). Det jag vill poängtera är att den konstnärliga gestaltningen 

erbjuder nya och kreativa blivanden i relation med det som begränsar. Teater-

arbetet och föreställningen möjliggör för både deltagare och publik att tillsam-

mans stanna upp och vara kvar med det som skaver, snarare än att undvika 
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det. Samma strukturer som vanligtvis producerar sårbarhet görs genom före-

ställningsarbetet om till konstnärliga uttryck. På så sätt möjliggjordes att del-

tagarna kan bli till på nya sätt i relation med det som begränsar, så som normer 

kring kvinnlighet. Det kan förstås som att deltagarna kom att ”äga” de struk-

turer och normer som tidigare producerade sårbarheter och maktlöshet. Att 

ägarskapet bekräftas i mötet med publiken menar jag är en betydelsefull del i 

att generera den stolthet deltagarna gav uttryck för i relation till föreställ-

ningen (art. II). Vidare kan det förstås som att den kollektiva kraft och rörelse 

som genereras i dramarummet förstärks genom föreställningen och i mötet 

med publiken.  

Att leda utifrån en utvidgad relationell didaktik – eller did-est-etik 

Det konstnärliga och pedagogiska ledarskapet är avgörande för att föreställ-

ningen ska framkalla stolthet och potentia. För att uppmärksamma ledarnas 

professionskunnande har didaktikens vad, hur och varför-frågor varit betydel-

sefulla även om fokus framförallt har varit på var och med vem (art. II, III, 

IV). Frågorna har tydliggjort hur teaterpraktikens innehåll genereras och hur 

ledaren blir till i relation med detta. För att kunna omfamna kropp, affekt, plats 

och rum som aktörer i görandet av teaterpraktikens innehåll har en utvidgad 

relationell didaktik formulerats (art. IV). Genom den utvidgade relationella 

didaktiken har det i studien diskuterats hur innehållet i teaterpraktiken blir till 

i tillåtande, släta rum där kroppar, plats, och känslor är centrala innehållspro-

ducenter. Deltagarnas engagemang, men också ledarnas förmåga att leda och 

strukturera arbetet utifrån lyhördhet och perception, är förutsättningar för vad 

som produceras och hur det görs. Med inspiration från Bjerstedt (2019) och 

Theorell (2021) benämner jag det som att ämnet, eller innehållet i teaterprak-

tiken, produceras musikaliskt. Musikalitet innebär att något görs utifrån en 

känsla för hur timing, närvaro, struktur, rum och kropp samspelar med 

varandra varför jag menar att det är en del av professionskunnandet. Profess-

ionskunnandet begreppsliggörs som didaktisk musikalitet och det innebär att 

didaktikens vad, hur, varför, var och med vem sker i relation med timing, rum, 

affekter och lyhördhet (art. IV). Givetvis är ledarens kunskaper i och om äm-

nets vetenskapligheter så som teatervetenskap samt insyn i samtida kulturella 

uttryck betydande i detta (jfr Thorgersen 2023) men genom musikalitetsbe-

greppet accentueras även hur ledaren är en aktör som genererar affekter, när-

varo och lyhördhet samt underlättar samspel mellan deltagare, plats och rum.  

Teaterpraktiken präglades av både etiska och konstnärliga överväganden 

(art. II, III). Som Aune (2017a) påpekar är dessa överväganden lika viktiga i 
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den här typen av teaterpraktik men inte alltid kompatibla med varandra och 

det framkallar spänningar samt frustration. Framförallt var det spänningen 

mellan individ och grupp samt spänningen mellan process och konstnärlig för-

höjning som producerade svåra etiska val och överväganden av både didaktisk 

och konstnärlig art. En fråga som uppstod var exempelvis hur ledarna skulle 

skydda enskilda deltagare från att bli alltför exponerade på scenen (art. II). 

Frågan är av etisk karaktär som handlar om inflytande, delaktighet och makt 

vilket är centralt inom communityteater (jfr Cohen-Cruz, 2005; Haedicke & 

Nellhaus, 2001; Kershaw, 1992). De estetiska, didaktiska och etiska övervä-

gandena är här omöjliga att separera från varandra varför didaktiken snarare 

blir till did-est-etik. Denna sammanflätning blir framträdande i ett sådant sam-

manhang, som communityteater kan anses vara, där kursplaner saknas och 

praktikens innehåll är föremål för kontinuerlig förhandling mellan deltagare, 

ledare och plats. Vad studien således förespråkar är en utvidgad relationell 

did-est-etik där såväl plats, rum och material lyfts fram som aktörer vid konst-

närliga etiska och didaktiska överväganden och göranden.5  

Did-est-etiken som en rumslig och platsspecifik praktik 

I det här avsnittet diskuteras särskilt hur did-est-etiken är platsspecifik och vad 

det innebär konkret i arbetet med att generera innehåll i praktiken. Under det 

år jag följde teaterpraktiken var det tydligt att flertalet konstnärliga och etiska 

beslut som fattades skedde i relation med platsspecifika maktstrukturer. Det 

innebar att innehållet i praktiken skapades i relation med platsen varför även 

ledarskapet kan förstås som format i relation med plats, teaterpraktik och del-

tagare. Braidotti (2019b) beskriver det som att subjektet är embedded vilket 

visar på människan som relationell och samskapt med en viss plats. Ledar-

skapet är utifrån detta i kontinuerligt blivande med platsen. Ledarens blivande 

sker givetvis också i samspel med deltagare och teaterpraktik, men här upp-

märksammas ledarens blivande i relation med platsen och hur plats och rum 

formar did-est-etiken. Samverkan med lokala organisationer visade sig exem-

pelvis vara avgörande för att fatta kloka beslut i förhållande till lokala makt-

strukturer (art II). Jag ser också att denna samverkan med organisationerna 

möjliggjorde rekrytering till teaterpraktiken för att på så sätt bjuda in deltagare 

som annars inte skulle ha sökt sig till teatern.  

                                                      
5 Givetvis finns det etiska med i flertalet didaktiska sammanhang även om det estetiska inte är 

närvarande varför det där går att tala om did-etik. Cronqvist (2015) benämner i sin forskning 

om lärarutbildare sammanflätningen som ”didetik” för att visa på hur ämnesinnehåll, metod 

och etik inte går att separera. 
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Att en stor del av innehållet i teaterpraktiken samskapas med både plats och 

deltagare i släta rum innebär både utmaningar och möjligheter för ledarskapet. 

Möjligheterna handlar om att vara delaktig i att bearbeta och synliggöra plats-

specifika erfarenheter och på så sätt bidra till att nyansera och tydliggöra del-

tagarnas livsvillkor för en bredare publik. När teaterpraktikens innehåll sam-

skapas av flera aktörer finns dock en risk att innehållet blir godtyckligt defi-

nierat. Om platsen blir en alltför dominant aktör på bekostnad av det konst-

närliga riskerar det konstnärliga och lekfulla som omformar lokala 

maktordningar till en generativ kraft att hamna i bakgrunden. Did-est-etiska 

överväganden behöver här ske i relation med plats för att i vissa fall begränsa 

platsen som aktör i dramarummet. Denna begränsning är av vikt för att und-

vika att ”sanningar” om en grupps situerade sårbarhet manifesteras och grup-

pen därmed iscensätts som ”offer” (jfr Cohen-Cruz, 2000). Vidare är insyn i 

lokala maktstrukturer nödvändigt för att avgöra hur något gestaltas på scen 

utan att det blir riskfyllt för deltagarna (art II).  

Ledarens did-est-etiska överväganden sker således i spänningen mellan 

plats, deltagare och konstnärligt uttryck, vilket kan möjliggöra flera ingångar 

till hur deltagarnas vardag kan utforskas och gestaltas. Hur spänningen formar 

ledaren är också beroende av var i föreställningsprocessen gruppen befinner, 

sig varför ledarskapet behöver vara flexibelt. Det kan förstås som att ledaren 

skapas i relation med rum som är mer eller mindre räfflade och utslätade. Ge-

nom denna rörlighet är ledaren delaktig i att producera fler blivanden för del-

tagarna som genom teaterns uttryck kan förkroppsliga multipla sätt att vara på 

samt agera och det kan generera blivanden även i det vardagliga (jfr art. I).  

Begreppet spaceweavers (art. II) lyfter fram ledarens uppgift att väva sam-

man utforskande, släta rum med det konstnärliga disciplinerade och räfflade 

rummet. Sammanvävningen är avgörande för att bidra till deltagarnas känslo-

mässiga engagemang samt intakta ägarskap under hela processen. För att bidra 

till sammanvävningen vill jag poängtera att ledarens möjlighet till didaktisk 

musikalitet är avgörande liksom dennes blivande i relation med konstnärligt 

uttryck och den specifika platsen. Det handlar om att lyssna in, vara en del av 

och engagerad i stadens och deltagarnas skuggsånger, rytmer, affekter och be-

rättelser, men också skapa rum för att de ska framträda och få en konstnärlig 

form.  
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Förslag på fortsatt forskning 

I studien har jag undersökt hur relationen mellan plats, rum, deltagare och 

teaterpraktik kommit till uttryck. Detta föranleder frågor om vad som synlig-

görs när fler aktörer än plats och rum lyfts fram. Ytterligare exempel på aktö-

rer jag menar skulle vara intressanta att undersöka är samtida politiska, didak-

tiska och konstnärliga influenser och hur de samskapar de communityteater-

praktiker som växer fram i Sverige idag.  

Genom att förstå teaterpraktiken och dess did-est-estetiska överväganden 

som platsspecifika har lokala samarbeten uppmärksammats i studien. Utifrån 

dessa samarbeten väcks frågan om det finns några ”ringar på vattnet-effekter” 

av communityteater samt vilka de i så fall är. Ett exempel på en fråga är 

huruvida det uppkommer nya konstnärliga projekt och samarbeten med lokala 

organisationer kring de teman som behandlats i och genom teaterföreställ-

ningen. En sådan studie är intressant att genomföra dels ur deltagarperspektiv, 

dels utifrån den specifika platsen. Studien skulle göras över en längre tid för 

att analysera de långvariga och mer robusta effekterna av communityteater, 

vilket det inte funnits utrymme att studera inom ramen för avhandlingsarbetet. 

De långsiktiga effekterna är viktigt att belysa då samverkan på gräsrotsnivå 

kan producera betydelsefulla skyddsnät för sårbara grupper av människor. Att 

undersöka utvecklingen av nya eller befintliga nätverk är ett sätt att utreda hur 

tillämpad teater och communityteater på lång sikt kan bli en del av den demo-

kratiska infrastrukturen på en viss plats. 

Viss forskning pekar på att publiken påverkas i mötet med en communi-

tyteater-föreställning (t.ex. Bartlett, 2011). Jag menar dock att det bör utfors-

kas vidare som en del av de effekter som nämndes ovan. Studien skulle inklu-

dera såväl civilbefolkningen som myndigheter och politiker i beslutsfattande 

ställning. Här är det intressant att studera huruvida föreställningen genererat 

nya tankar och handlingar. Beträffande myndigheter och politiker skulle det 

även vara av intresse att beforska huruvida föreställningen påverkat dem och 

deras organisationer i deras beslutsprocesser.  

Den här studien har varit följsam på så sätt att forskarrollen följt med i 

teaterpraktikens göranden och analyserat de dilemman som genererats i före-

ställningsarbetet. Framöver skulle det vara betydelsefullt att forma forsknings-

projektet tillsammans med en eller flera communityteater-organisationer i 

syfte att skapa praktiknära forskning. Det kan vara en metodutvecklande an-

sats eller i utvärderande syfte med målet att utveckla samarbeten mellan aka-

demi och gräsrotsrörelser. En studie av detta slag anser jag är av vikt för att 
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skapa samarbeten mellan praktik och akademi vilket också syftar till att till-

gängliggöra forskning för både civilsamhället och myndigheter.  
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8. English summary 

Introduction 

This dissertation focuses on a community theatre practice for girls aged 13–

17 living in a Swedish industrial town that many of the girls speak of as sex-

istic and gossipy. As part of my PhD project, I followed their process of ex-

ploring and staging their everyday life for 14 months (2019–2020). Rather 

than focusing on the success of the girls’ performance, the thesis explores the 

rocky road leading up to the night of the premiere. The process was marked 

by playfulness, joy and creativity but also challenging decisions and frustra-

tion. This thesis zooms in on some of these challenges to explore the complex-

ities of staging the everyday. Community theatre is here considered part of the 

field of applied theatre which often combines pedagogical, social and political 

ambitions with striving to produce art.  

Having worked for several years as a drama pedagogue in communities, 

school settings and amateur theatre, I developed a special interest in theatre 

practices where the life of the participants is what is being staged. Even though 

these practices are dynamic they are also problematic and filled with dilem-

mas. As a practitioner, I have asked myself how to involve all the participants 

in creative practices and what stories could be shared. The practice has also 

produced questions regarding how to create art out of the participants’ every-

day so that it can be shared with the public. The questions are of ethical as 

well artistic concern and are explored in this thesis as a productive tension 

between the ethical and the aesthetics. Linked to this tension are questions 

such as who gets to take what decision and when. Managing these tensions 

and questions are explored as a part of the leader’s professional knowing. If 

they are well managed, the participants’ experience of community theatre is 

more likely to be positive because new knowledges about theatre, themselves 

and society can be produced. This transformative effect implies that commu-

nity theatre is connected with learning which is why the study also has a di-

dactical focus. Didactics is concerned with the art of teaching a specific sub-

ject (Comenius, 1999). Within the German-Nordic tradition of didactics edu-

cation, teaching a specific subject also implies teaching about democracy and 

citizenship in relation to the students’ everyday life in a way that is also rele-

vant for their future life (Klafki, 1995). These democratic aspirations are re-

ferred to as bildung, which aligns with the political, pedagogical and social 

ambitions of community theatre. Didactic aspects of community theatre are 

thus further explored in the study which is why didactics will serve as a point 

of departure for exploring the specific conditions for leadership in community 

theatre.  
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Empirical points of departure: a theatre practice for, by and with girls 

The empirical material for the thesis comes from a theatre practice for and by 

teenage girls. The practice reaches out to participants living in the town who 

identify themselves as girls and/or young women with the aim of offering 

them a space in which they can create art. The practice is led by two project 

managers with a background in professional theatre and a professional direc-

tor is employed to direct the plays. The practice is set up as a non-profit or-

ganisation and is financed through the council and other funds. Since the town 

experiences low voter turnout in elections, the practice also receives govern-

ment funding aimed at increasing electoral participation and promoting active 

citizenship.  

The themes and plots of the performances are initiated by the girls and in-

formed by their everyday lives. What is presented on stage is thus the life of 

the girls but in a fictional form. The audiences consist of peers, school bodies, 

politicians and social workers.  

The participants in the theatre practice meet one evening a week to explore 

and embody the experiences of growing up in this particular town. The group 

consists of 12 girls who meet on a regular basis. In addition, there are some 

other girls whose attendance is less regular. To participate is free of charge 

and most of the girls attending have no previous theatre experience.  

Ways of working in the theatre practice 

The performance that was in the making when I followed the theatre practice 

was about challenging normative ideas about honour and girls’ sexuality. The 

creation of the performance between 2018 and 2019 took 18 months. In this 

process, the girls improvised scenes which the management team would edit 

and out of which create a manuscript. The artistic director then further re-

worked the manuscript. Scenes, lines and characters were added while others 

were removed. After these editing procedures, the script was tried out and 

tested by the girls and then readjusted. Adjusting the manuscript continued 

right up until the premiere in November 2019. During the later part of the 

process, from August 2019, the work was supervised by an artistic director 

whose task it was to give the performance an artistic shape.  

Contextualising the drama room 

The theatre practice is situated in a multicultural and industrial town. Many of 

the girls in the practice have to relate to a culture of honour which, according 

to them, permeates the town. Sarah described that she ‘can never hide’ from 

those wanting to control her. Nora noted that she can never tell anyone any-

thing: ‘it is a gossip town’. Although the girls talked about the drama room as 

a sanctuary from negative comments and others’ will to control them, the 

room is not removed from the town, school or the girls’ everyday life. To 
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research how the theatre practice is created in relation to both the girls and the 

town, this study considers both humans and place as having agency with the 

ability to act and be acted up on. A point of departure in this study is thus that 

place is part of shaping the theatre practice which is why spatial theories are 

put to work. To examine the interplay between place, participants and theatre-

practice post-constructionist theory will be used as well since it accentuates 

the body, physical doings and reciprocal relations. 

Aims and research questions  

The aim of this study was to explore how a theatre practice was co-created 

with participants, place and space. The study more precisely examined how 

the everyday lives of the participants became creative and artistic expressions 

in the drama room and were staged in front of an audience. By using spatial 

and post-constructionist theories, multiple actors will be attended to in the 

process.  

The thesis is guided by two research questions: 

• How are spaces for agency generated for participants 

in a theatre practice with artistic, social and political 

ambitions? 

• How do space and place create possibilities and chal-

lenges in the theatre practice?  

 

The research questions are answered through four articles. Article I exam-

ines the interplay between the drama room and the town as well as the emerg-

ing potentials for the participants in this process. In Article II, the girls’ situ-

ated vulnerability is explored as a generative force in the artistic work of put-

ting on a performance. Article III analyses how spaces for playfulness can 

contribute to the challenging normative assumptions in relation to everyday 

doings such as hair-removal. Article IV focuses on how body, feelings and 

space are co-creators of the content in the theatre practice.  

Limitations of the study 

The field of applied theatre includes a wide range of practices focusing on 

theatre for, with or by a certain group of participants (Prentki & Preston, 

2009). This study is limited to theatre making by a certain group whose eve-

ryday experiences are turned into an artistic performance. Although the study 

focuses on girls it does not relate to the field of girlhood studies. Nor does it 

relate to the field of human geography although it is inspired by geographers 

such as Soya and Hetherington. 
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Background 

Community theatre is a somewhat contested concept with several different 

meanings depending on context. In North America, it is called grass roots 

theatre while in Great Britain, community theatre and applied theatre are 

sometimes also used as synonyms (Kershaw, 2016). As a practice, it is influ-

enced by political ideas from the 1960s and 1970s about striving for social 

change through the arts (Haedicke & Nellhaus, 2001). Community theatre 

started as an anti-establishment movement aiming to bring performance art 

and professional artists out of the theatres to the people in the suburbs and the 

countryside (Cohen-Cruz, 2000). Rather than staging already-written manu-

scripts, the stories were written by professional playwrights together with the 

people whose everyday lives and places served as inspiration. A point of de-

parture in these creative processes is a matter of concern or injustice experi-

enced by a certain group (Van Erven, 2001). Consequently, there is a strong 

here-and-now aspect to what is being staged, as well as a political edge. Mak-

ing art accessible to a wider range of the population was, and still is, one am-

bition of this approach while it was also important to stage those stories that 

never made it into mainstream media (Cohen-Cruz, 2005; Coult & Kershaw, 

1983). Examples of influences are Freire’s emancipatory pedagogy, and po-

litically informed theatre practitioners such as Boal, Piscator and Brecht (Ker-

shaw, 1992; Kuppers, 2019).  

However, community theatre is a multifaceted practice because it origi-

nates in relation to a certain group and place. Rather than trying to pinpoint an 

exact meaning I have, through literature and research on community theatre, 

located certain tensions and contradictions which serve as a dynamic way of 

defining what community theatre is and could be. Every tension generates 

complex questions which are further examined in the four articles that are part 

of the study.  

The tensions are: 

Individual–group: The participants in a community share some traits while 

they also differ from each other. Community theatre could explore these di-

versities while also strengthening the group’s identity in the process leading 

up to a performance (Kuppers, 2019; Nicholson, 2014). However, questions 

in relation to this are: who is included in a community and who is not? How 

much autonomy and diversity are allowed in the group?  

Playfulness–limiting norms: Community theatre often stages matters of 

shared concern such as experiences of injustice to create some sort of social 

change (Cohen-Cruz, 2000; Haedicke & Nellhaus, 2001; Kuppers, 2019). 

These concerns are often caused by local structures, resulting in inequalities 

and a situated vulnerability (Butler, 2016, 2020). The field of applied theatre, 

including community theatre is, at the same time, permeated by playful meth-

ods and creative engagements (Shaughnessy, 2012). This raises questions con-

cerning the ethics of playing with negative, and perhaps also, traumatic expe-

riences.  
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Predictability–negotiation: Participants in community theatre often lack the-

atre experience which is why stable and predictable processes can be desira-

ble. At the same time, there is a need for open and flexible structures which 

would include multiple ideas in the working process (Kuppers, 2019). This 

creative way of working necessitates several negotiations between the artistic 

management and the participants whose lives are being staged. This however 

raises questions about how equal negotiations are secured in this process be-

tween professional artists and participants with very little or no theatrical ex-

perience. Who decides whose material is being staged and how are these de-

cisions being made? 

Process–artistic accentuation: Creating a community theatre performance 

often includes a long process where the experiences of the participants are 

discussed and explored in depth. The aim is to collectively shape a story as 

well as to create an artistic expression the participants and artistic team are 

comfortable with (Aune, 2017a; Haedicke & Nellhaus, 2001). The perfor-

mance serves to communicate the experiences of the participants as well as to 

create dialogue with the audience and those in a position of power. Related 

questions concern the ethical aspects of making art out of the participants’ 

vulnerability.  

Defining transdisciplinary practices 

Rather than providing an exact definition of community theatre, I will exam-

ine the tensions generated within a certain practice. The tensions articulated 

above are considered subject-matter specific for theatre practices with artistic, 

social and political ambitions, and certain questions which do not arise in other 

theatrical practices are generated out of these tensions. Without detecting 

these tensions and questions it would be difficult to develop a practice, or re-

search, or to define what professional knowledge is in relation to community 

theatre.  

Subject-matter didactics 

Subject-matter didactics is the art of teaching a certain subject (Bronäs & Ru-

nebou, 2016; Kansanen, 2009; Sjöholm et al., 2017). The kind of didactics 

referred to in this thesis is subject-matter didactics rooted in a German–Nordic 

tradition which implies that not only is it relevant for teaching a certain subject 

but it also has to relate to active citizenship and democracy. Teaching is here 

understood as a relational and interactive practice which both builds on stu-

dents’ previous knowledge and prepares them for an uncertain future (Klafki, 

1995). A good relation between student and teacher is emphasized as a pre-

requisite for learning to take place through the ideas of the relational didactic 

(Aspelin, 2015). This means relating the didactic questions of what, how, why, 

where, when and with whom not only to the subject that is being taught but 

also to social issues (Selander, 2012).  
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A point of departure in this study is that the teacher is not the only agent in 

teaching. Creating spaces for learning is considered a joint effort involving the 

teacher, the students, and materials at hand in the room, such as furniture, 

pens, papers, maps and rulers, etc. Discourses, ideas of what constitute a sub-

ject, and popular cultures and their scientific dimensions will also play a part 

(cf. Thorgersen, 2023). Because the content in community theatre is built 

around the everyday lives and places of the participants, they are also consid-

ered to be forces the teacher will have to relate to while also establishing a 

connection to theatre as an artform. There are thus many agents involved in 

creating the content, or subject-matter in community theatre. This study ex-

plores the potentials and challenges of this co-creation in an attempt to artic-

ulate the leaders’ professional knowledge in the staging of the everyday. 

Earlier Research 

The research field of applied theatre has emerged from artistic, pedagogical 

and political practices. The field is marked by emancipatory forces as well as 

a desire for social change and these ambitions have affected the research as 

well (Finneran & Freebody, 2017). A common theme for research is thus mar-

ginalised groups whose experiences are staged or processed through drama. 

Methodologically, there is a tendency for the researcher and the practitioner 

to be the same person which thus conceptualises the process as Practice as 

Research (PaR). Although this has generated dynamic connections between 

practice and research, it has also resulted in a lack of critical analysis of the 

researched practice (Omasta & Snyder-Young, 2014). This study differs from 

the dominant research field in applied theatre because I do not investigate my 

own practice thus reducing the risk of bias and a non-critical stance. My am-

bition is also to have a critical discussion in relation to a certain practice rather 

than keeping it on a general level (cf. Omasta & Snyder-Young, 2014). 

Potentials and challenges when staging the everyday  

Several studies attend to the potentials of staging the participants’ everyday. 

Hatton’s (2003, 2007, 2012, 2013) research shows how roleplay, fiction and 

humour are important when girls are challenging limiting discourses and how 

they increase their agency when exploring and staging their life through drama 

and theatre. An interesting question in relation to this is how roles, fiction and 

humour contribute to agency, which is why Cahill’s research on playfulness 

is valuable for my research. Cahill (e.g., 2011; Cahill & Dadvand, 2022) 

shows how playfulness creates new connections between place, affects and 

material which enables the participants to challenge limiting norms. A ques-

tion I ask in relation to this is, however, whether playfulness, fiction and hu-

mour are always related to agency and positive experiences.  
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Other researchers show that the theatre practice has a social value when par-

ticipants meet regularly over time (Aune, 2017a; Lazaroo, 2017; Schaefer, 

2022; Söderman, 2021; Weston, 2020). By being involved in a theatre prac-

tice, the participants become artistic producers with agency within a cultural 

field they may not have access to normally (Bartley, 2021; Woodson, 2015). 

Research also points to how creating art out of experiences of marginalisation 

and violence serves as rectification for many of the participants which may 

also lead to further political engagements outside the theatre (Chou et al., 

2015; Söderman, 2019). An important aspect of this is that the experiences of 

the participants are given an artistic shape which can authorise and communi-

cate their life story (Aune, 2017a, 2017b). The artistic accentuation also serves 

as a medium that assists in creating dialogues between different groups and 

individuals (Bartlett, 2011). In research, theatrical practices that evolve from 

peoples’ everyday are thus often presented as a democratic way of working 

and a counterweight to neoliberalism (Aune, 2017a; Bartley, 2021). However, 

it is important to understand that staging experiences of vulnerability presents 

significant challenges for participants with little or no previous theatrical ex-

perience, which is why I wanted to explore the difficulties involved in the 

process as well as the benefits.  

Here, I am influenced by researchers such as Snyder-Young and Freebody 

whose critical questions to the research field of applied theatre serve as inspi-

ration. Parallel to the advocacy rhetoric in the field of applied theatre research 

are some critical research stances asking questions about how these kinds of 

theatre practices are evaluated and their societal impacts (Anders et al., 2019; 

Finneran & Freebody, 2017; Omasta & Snyder-Young, 2014; Schaefer, 2022) 

. Matters of ethical concern are also raised by asking questions related to in-

clusion, exclusion and decision making in the process of staging the partici-

pants’ everyday (e.g., Etherton & Prentki, 2006; Haedicke & Nellhaus, 2001; 

Kandil, 2016). I find all of these studies – both advocating and critical – inter-

esting for my own research, which is why I intend to build on their results.  

As mentioned above, there is a tendency to discuss community theatre and 

applied theatre as being opposed to society, which is what happens when a 

theatre practice is discussed and analysed as a counterweight to neoliberalism. 

I find this dualistic point of departure problematic because different agents 

(such as theatre–society and body–mind) are placed in opposition to one an-

other. These dualities, or dichotomies, spring from a hierarchical worldview 

which produces favourable descriptions of theatre practices while depicting 

society as destructive. The lack of nuance does not benefit a practice built on 

an ecology of practices (c.f. Hughes & Nicholson, 2016). To accentuate nu-

ances and to challenge binaries, I have chosen to work with post-construction-

ist and spatial theories.  

To study applied theatre as a spatial practice has been done to some extent 

through human geographers such as Lefebvre, Massey and Soja (e.g. Beswick, 

2011; Hunter, 2008; Norris & Salverson, 2021; Sloan, 2018). Spatial theories 

have challenged the somewhat taken-for-granted notion of ‘safe space’ while 
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also disputing ideas about the drama room as an isolated space. Even though 

space and place have to some degree been taken into consideration within the 

research field of applied theatre, I see the need for further research on how 

place and space affect theatrical processes. Spatial theories could resolve the 

dualism between theatre practice and society because these theories will assist 

in contextualising the theatre practice while also exploring how theatre prac-

tice and society are interdependent.  

Challenging dualistic stances through post theory 

Researchers within the field of applied theatre such as Cahill and Perry are 

interesting for this study because they challenge and problematise binaries in 

applied theatre practices. By drawing on philosophers such as Deleuze and 

Butler, Cahill (e.g., Cahill et al., 2016; Cahill & Dadvand, 2022b) is, for ex-

ample, pointing out how theatre practice is co-created by human actors as well 

as material, space, discourses and language. Perry (Perry, 2011b, 2013, 2015) 

is on the other hand analysing how creativity and improvisation is a spatial 

matter through the Deleuzian concept of smooth and striated spaces. Devising 

a performance is thus possible in spaces conducive for creativity, movement 

and consenting bodies, that is, smooth spaces. Stabilising creative movements 

requires an ordering which happens in stratified spaces.  

These non-essential points of departures are interesting for explorations of the 

theatre practice as place specific, embodied and relational. Post theories will 

also be helpful for exploring how place, theatre practice and participants exist 

in reciprocal relations. This will be a contribution to the research field of ap-

plied theatre which tends to focus on human interaction (Perry, 2015). The 

theories in focus for this study are discussed further in the next chapter.  

 

Theory 

To explore the theatre practice as co-created by human as well as non-human 

actors, I have chosen a theoretical position inspired by both social construc-

tionism and post humanism. This position is, in line with feminist researcher 

Nina Lykke, articulated as post constructionism (Lykke, 2010b). Post con-

structionism is not a theory, rather it is an umbrella term gathering a variety 

of related feminist theories that both include and transgress social construc-

tionism. Inspired by philosophers such as Foucault, post constructionism con-

siders how the subject is co-created by discourses, structures, place, class and 

language. The study also takes inspiration from Deleuze and Guattari who 

emphasise how the subject is in constant flux through the reciprocal relations 

between different bodies, affects and emotions. Although still important, the 

human subject is no longer the sole actor, but agency is created in relationships 
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with other humans and non-humans, indicating that place and materials influ-

ence processes and outcomes. This entails exploring the theatre practice as co-

created with place, materials and humans.  

Underlying post-constructionist theories is a process ontology (Braidotti, 

2018a, 2019b). This entails viewing theatre practice and the actors co-creating 

it as being in constant flux. Exploring the theatre practice as being in constant 

flux enables me to study how it produces a multitude of knowledges, spaces 

and artistic expressions simultaneously. Examining how the theatre practice 

produces a multitude of trajectories also includes examining how these trajec-

tories coexist or clash. These clashes are not necessarily negative but are ex-

plored as generative tensions producing specific conditions for the theatre 

practice (cf. Mol, 2002). By attending to these tensions, it will be possible to 

enunciate the challenges in community theatre.  

Theoretical concepts in the study 

The theoretical concepts most active in the analyses are rhizome, becoming, 

place, space, heterotopia, and smooth and striated spaces. These concepts are 

given meaning through the theatre practices and the philosophies of Foucault, 

Deleuze and Guattari, including philosophers who have been inspired by them 

such as the geographer Massey and feminist philosopher Braidotti. Following 

Deleuze and Guattari (2015), the different actors co-creating the theatre prac-

tice are understood to connect unpredictably and continuously, that is rhi-

zomatically. According to Deleuze and Guattari, rhizomatic connections be-

tween different actors can lead to change of some sort, i.e., new knowledges. 

These kinds of changes, connected to learning and new ways of being is re-

ferred to as becoming. Becomings are unpredictable and continuous and lack 

a prescribed destination (Braidotti, 2019b). It should be noted that human be-

ings as well the theatre practice, space and place are considered to be in be-

coming. Place and space are analysed as in process and in reciprocal relation 

with humans and the theatre practice which is why space and place are con-

sidered to be agents in the study. Although space and place are interdependent, 

place refers to a geographical area while space is a social construction, such 

as a ‘safe space’ (Massey, 2005).  

The theatre practice as well as the participants are understood as embedded, 

that is situated, in a certain location which affects what is possible to do and 

say within the drama room. Space and place are thus intimately related to 

power and becomings. Power, in line with Foucault (1976, 2003), is consid-

ered a spatial and relational matter created by, and resulting in, discourses, 

systems and different wills. How power will materialise and who benefits 

from it will differ, which is why power is not constant, rather, it changes in 

relation to resistance and discourses. Power could thus be a positive force that 

enables the individual to act in relation to limiting norms in an affirmative 

way, enhancing prosperity and wellbeing, that is, potentia (Braidotti, 2019b). 

Power could, however, also restrict and confine and when it is connected with 
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negativity it is referred to as potestas (ibid). Even though power permeates 

society, there are always forces resisting disciplining power structures. Fou-

cault (1986) conceptualised these spaces of resistance and deviation as heter-

otopia. Heterotopias are created in a certain context and change according to 

the context which is why a heterotopic space is simultaneously related to and 

separated from society. Even though the heterotopia is a space for alternative 

power orderings, it is not a utopia as there are no spaces without power struc-

tures and social regulations (Foucault, 1976). The heterotopic space is, how-

ever, a space for other power orderings, which are opposite to those in society 

at large (Hetherington, 1997).  

Rather than discussing power, Deleuze and Guattari accentuate how certain 

spaces allow for movements, becomings and rhizomatic connections while 

other spaces restrict and regulate. These spaces are conceptualised as smooth 

or striated (Deleuze & Guattari, 2015). A smooth space is produced by and 

produces affects, new knowledges, playfulness and fantasy while the striated 

space is connected with the predictable and already known. As such, the stri-

ated space reproduces knowledges and expressions that confirms identity and 

categories (Johansson, 2015). I find the ideas and concepts of Deleuze and 

Guattari vitalising when exploring spaces for fantasy, playfulness and artistic 

doings because these are important matters for theatre making. However, these 

doings need to be related to the structures and power orderings that partici-

pants experience in their everyday life which is why Foucault’s theory about 

power and heterotopia are central in this study. Braidotti’s philosophy, which 

accentuates simultaneities and the challenging of binaries in relation to power 

and becomings, serves as a bridge between Foucault and Deleuze and Guat-

tari.  

Methodology  

Researching with post-constructionist theories implies studying the theatre 

practice and its participants as in becoming. It was thus difficult to work with 

a predetermined method, and the research process was rather marked by flex-

ibility and innovation (Johansson, 2016; St. Pierre, 2021). Post-constructionist 

theories accentuate reciprocal relations and non-binaries which problematise 

the relationship between the researcher (adult) and the participants (children) 

in the study. The potential power imbalance implied in this makes research an 

ethical and relational matter which is discussed in this chapter.  

The process ontology indicates that the role of the researcher is in constant 

becoming in reciprocal relation with participants, theatre practice, space and 

place. This points to a collective becoming where those involved will affect 

each other (Braidotti, 2018a). Collective becomings implies the exercise of 

ethical responsibility by the researcher who needs to respond to the theatre 

practice and its participants (Rosiek, 2018). It is thus not enough to state that 
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researcher, participant and theatre practice create each other, rather, the ques-

tion is how co-creation happens so that the research process does not harm 

those involved (c.f Vetenskapsrådet, 2017). From this point of view, the pro-

duction of empirical material was a slow process. Analysing how multiple 

agents co-create a theatre practice and how I as a researcher could enter this 

rhizome was a process of tuning in. This kind of engagement indicates that the 

researcher is a co-producer of the empirical material while also a part of the 

practice being studied (Ringrose et al., 2019). In line with post-constructionist 

theories, there are no predestined borders between the researcher and what is 

being researched, which is why the affects, feelings and thoughts of the re-

searcher inevitably become part of the empirical material. This means that the 

research produced is not a neutral reflection of reality, rather, it is partial and 

marked by the class, gender and earlier experiences of the researcher 

(Braidotti, 2018a). With this in mind, I now discuss how the empirical material 

was constructed through ethnographic methods.  

Ethnographic methods 

Production of empirical material started in February 2019 and finished in 

April 2020. I filmed and conducted participatory observations during the 

workshops which were held by the theatre practice one evening a week for 

two hours between February and November 2019. Altogether, 65 hours of 

video were produced. Semi-structured interviews were conducted between 

March and April 2019 with nine of the girls and the two artistic leaders/project 

managers. Semi-structured interviews were also conducted with the same girls 

at the end of my time with the theatre group in the spring of 2020. The inter-

views were recorded on a dictaphone, resulting in almost 20 hours of recorded 

material. Informal conversations and interviews were also conducted with 

leaders and participants during and after the theatre workshops. These conver-

sations were not always recorded but notes were taken. I also took notes after 

every workshop with the aim of summarising my impressions. After the prem-

iere of the performance, I conducted an arts-based research workshop with 

the participants to evaluate their experience of creating a performance. Pro-

ducing empirical material through arts-based research (ABR) entails working 

with embodied and artistic methods which enable participants to express 

themselves intuitively with or without words (Barone & Eisner, 2011; J. Nor-

ris, 2000). As such, it is an alternative and collective way of producing and 

displaying knowledge, enquiries and ways of being in the world (McNiff, 

2018; Rosiek, 2018).  

The study has been approved by the Swedish ethical vetting committee.  
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Analysis process  

The analysis was abductive, meaning that theory, concepts, empirical material 

and earlier research was brought together throughout the research process 

(Gunnarsson & Bodén, 2021). As such it was a rhizomatic exploration ena-

bling new connections while also challenging perceptions of community the-

atre. Analysis included intellectual thinking merged with paint brushes, af-

fects, and water colour which is referred to as mapping in three of the articles 

(I, II, III). There are no standard procedures for mapping but the work of 

Braidotti ( 2019b, 2019a, 2021), Johansson (2021), Aronsson and Lenz 

Taguchi (2018) served as inspiration. A cartography is always situated in a 

specific time and place and attending to how subjects are brought into being 

in relation with other humans, discourses and materials (Braidotti, 2021). Ra-

ther than representing reality, mapping aims to account for dominant narra-

tives while also highlighting complexities and divergences and in so doing 

strives to rupture dominant narratives while also searching for new lines of 

articulation and possible lines of flight (Aronsson & Lenz Taguchi, 2018).  

The mapping process was rhizomaticly creative as well as structured in re-

lation to the aims, questions and concepts in the study. This entailed question-

ing what and who has agency in a certain situation while also paying attention 

to how different actors connect and what they produce in terms of becomings 

and possibilities. Part of the analysis was conducted through writing which 

was productive for processing the material and making new inquiries (Rich-

ardson & Adams St. Pierre, 2008). The writing is one way of becoming with 

the material in such a way that ‘something not-yet-articulated seems to take 

off and over (…) that moves the writing/writer to somewhere unpredictable’ 

(MacLure, 2013, 661).  

Processing the material through ABR (McNiff, 2018; Rosiek, 2018) was 

vital for creating new connections between the various actors. By working 

with brushes and water colour, the not-yet-articulated has been visualised and 

embodied thus enhancing new understanding of concepts as well as the prac-

tice.  

Analysing through affective and rhizomatic doings was important, espe-

cially in the initial stages of the research process as a creative way of discov-

ering possibilities and themes in the empirical material. To structure the work, 

each analysis evolved with a specific concept that enabled explorations of how 

place, participants and theatre practice exist in reciprocal relations. Every con-

cept is thus interlinked with a certain problem which is why concept and prob-

lem are interdependent and give meaning to each other (Deleuze & Guattari, 

1994). The concepts involved in the analysis are heterotopia, vulnerability, 

playfulness and subject-matter didactics. Each of these concepts were sup-

ported by other concepts, making them more precise in relation to the com-

plexity of the theatre practice and thus assisting in articulating its tensions and 

challenges (cf. Lenz Taguchi & St Pierre, 2017). Vulnerability was, for exam-
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ple, given meaning by potentia and potestas while also inspiring a new con-

cept, space weavers. To summarise: my ambition throughout the analysis was 

for theory, empirical material and concepts to accentuate each other to make 

meaning out of the contradictions, potentials and many layers of theatre prac-

tice.  

Discussion of results 

The overall aim of the study was to explore how community theatre with its 

artistic, political and social ambitions generates agency for its participants in 

the drama room and other places. The study is more precisely an exploration 

of the challenges and possibilities when embodying and staging the partici-

pants’ everyday life in a certain place through community theatre. This meant 

analysing how the participants, place and space co-created each other and had 

agency in various ways. In relation to this, the role and challenges of the leader 

were also analysed. A point of departure is that the community theatre practice 

is produced in relation to place, local power structures and the everyday life 

of the participants. This has been studied through ethnographic methods as 

well as spatial and post-constructionist theories.  

Ethnographic methods have enabled me to engage with the theatre practice 

in such a way that it was possible to distinguish how it was co-created by a 

multitude of actors. By identifying multiple agents and examining how they 

coexist as well as clash it was possible to detect and analyse the tensions 

emerging in theatre practice (cf. Mol, 2002). The underlying process ontology 

of the study has accentuated how the many actors are in constant flux and how 

the theatre practice simultaneously produces and consists of contradictions 

and tensions. These agents and tensions have been further explored, articu-

lated and conceptualised through post-constructionist and spatial theories.  

The heterotopic drama room 

The concept of heterotopia (Foucault, 1986a) was, for example, part of ana-

lysing the drama room as a space that is both interlinked with the local town 

while also being secluded from it. The potentials and challenges of the heter-

otopic drama room have been analysed in relation to the social, political and 

artistic ambitions of community theatre. The study shows how the participants 

gained agency both in the drama room but also elsewhere. By engaging with 

local power structures through discussions and embodiment in the drama room 

the participants could become differently in relation to restricting norms and 

thus act differently and creatively. This means, for example, speaking up for 

themselves as well as their peers (art I). This is in line with earlier research 

(Busby, 2021; Gallagher, 2001; Haedicke & Nellhaus, 2001; Hatton, 2013; 

Neelands, 2009). However, by focusing on these becomings as created in the 

tension between the everyday and the fiction of the drama as well as critical 
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discussions, it is also possible to point out how becomings can be affiliated to 

restrictions and frustration as well (articles II, III). In addition, the study shows 

how the collectiveness marking the drama room did not transfer to the every-

day where the girls acted as individuals. This means that many of the girls 

suppressed the impulse to act to protect themselves from the potential harm 

connected with challenging dominant power structures (Article I).  

The risk of being exposed to negative comments, gossip or violent threats 

in relation to gender, race and/or sexual orientation is explored as a situated 

and shared vulnerability (Butler, 2016, 2020). Vulnerability is thus related to 

structures, place and bodies and was commonly discussed and embodied in 

the drama room. This was one way of transforming experiences of negativity 

into creative, playful and artistic expressions. The transformation was facili-

tated as the girls experienced the drama room as a secluded and safe space that 

enabled them to create their own terms and conditions for participation (arti-

cles I, II). This connects with heterotopic spaces as ‘counter-sites’ (Foucault, 

1986a) that make reversed power orderings possible (Hetherington, 1997).  

The drama room as an ambiguous space for playful and artistic 

engagements  

Everyday hierarchies that produce vulnerability were distorted and remade 

through emotional, embodied and affective engagements in the drama room. 

When related to these kind of doings, the drama room was conceptualised as 

a smooth space (cf. Deleuze & Guattari, 2015) which was interconnected with 

playfulness and embodied expressions that were important doings for the per-

formance in the making. The study points to how the combination of playful-

ness and critical discussion are vital doings for making vulnerability a gener-

ative force while also creating artistic expressions (articles II, III). However, 

the study also points to how playfulness may also reinforce hegemonic struc-

tures and stigmas (Article III).  

In the field of applied theatre, playfulness and theatre are intimately con-

nected (Schechner, 2012; Shaughnessy, 2012; Slade, 1954; Way, 1998). How-

ever, the study suggests that turning playfulness into artistic expression was at 

times connected with frustration and a loss of ownership of the performance 

in the making, and some of the girls felt excluded. This happens as smooth 

spaces became increasingly stratified, thus diminishing playfulness and crea-

tivity. Stratified spaces are connected with the hierarchical power structures 

and discipline necessary for creative exploration to become distinct artistic 

expressions (articles II, III). Moving between the smooth and the stratified 

space also meant managing how playful interpretations changed in meaning 

when they were turned into artistic expressions. The stratified space also lim-

ited the girls’ impact on the doings in the drama room which was challenging 

for all involved. Shifting spaces was thus difficult and is conceptualised as a 

slippery space, indicating a lack of connection between ideas, instructions and 

participants, producing frustration and exclusion (articles II, III). There is thus 
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a tension between inviting the participants into making the performance while 

also excluding them. The insecurities produced in slippery spaces do not need 

to be too problematic as long as decisions are transparent and ownerships re-

gained. An important part of the regaining turned out to be the performance. 

This highlights the importance of that the performance can include a multitude 

of experiences while also moving these experiences to be shared in other 

spaces beyond the drama room.  

The performance was crucial for turning vulnerability into a generative 

force by accentuating the expressions, complexities and rhythms of the partic-

ipants as well as the town. The artistic expression authorised the experiences 

of the girls while also creating a story many girls and women living in the 

town could recognise (cf. Aune, 2017a, 2017b; Glarin, 2020; Haedicke & 

Nellhaus, 2001; Schaefer, 2022). The trustworthiness of the performance also 

generated discussions and engagements outside the theatre. The girls’ artistic 

engagements thereby enabled them to become differently in an affirmative 

way with norms that otherwise produce vulnerabilities.  

An extended relational didactics 

Although I noticed various actors in the research process, the role of the lead-

ers continuously caught my attention. Their ability to manage the difficulties 

and insecurities produced by tensions were crucial for the making of a perfor-

mance characterised by joy and pride. The study shows how the tensions be-

tween ethics and aesthetics were productive as well as restrictive when trans-

forming the different experiences and limitations of the everyday into artistic 

expression. Another challenge was navigating between a multitude of spaces 

that coexisted, clashed and overlapped in the drama room. The leader’s ability 

to navigate and weave together different spaces conceptualised the leader as a 

space weaver which entailed, for example, weaving together the smooth with 

the striated, thus enhancing the participants’ emotional engagements and 

sense of ownership (articles II, III). 

To conceptualise how the professional knowledge of the leaders emerged 

in reciprocal relation with material, space and humans it was initially produc-

tive to work with the didactical questions of what, how and why (Article IV). 

However, what became apparent after some time was that the why, what and 

how questions related to space, local context, and the experiences of the par-

ticipants which is why the where and who questions have been foregrounded. 

This has been conceptualised as an extended relational didactics which em-

phasises how content and becomings are co-created with affects, participants, 

place and space. An extended relational didactic also accentuates how the 

leader alone can never control how the theatre practice evolves. The leader is, 

just as the other human and non-human participants are, in constant becoming 

in relation with materials, space, place and discourses. The analyses also show 

how specific conditions for the theatre practice are created by the leader’s af-
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finity with local context. This also meant that most ethical and aesthetical de-

cisions were made in relation with local context. The didactical questions of 

where, who, what, why and how were thus tightly interwoven with ethics and 

aesthetics, which is why didactics has been rewritten as a did-aest-ethics or in 

Swedish did-est-etik. The study additionally points out how the leader gener-

ated presence, reciprocity and responsiveness. This generative force is con-

ceptualised as a didactic musicality.  
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Bilagor 

Bilaga 1: Vetenskapsrådets etiska riktlinjer 

Etiska överväganden i relation med Vetenskapsrådets riktlinjer 

Informerat samtycke innebär att alla deltagare och ledare i teaterverksamheten har 

informerats skriftligt och muntligt av mig om studiens utformning, mål, syfte liksom 

att det är frivilligt att delta som forskningsperson. De personer som tillfrågats att ingå 

i studien och sagt ja till detta har undertecknat en samtyckesblankett (se bilaga 3 och 

4). För deltagare under 15 år har målsman informerats samt skrivit på samtyckesblan-

kett (se bilaga 5) vilket är i linje med Vetenskapsrådets (VR) riktlinjer. Även personer 

som deltagit i verksamheten på en mer oregelbunden basis och riskerat att hamna i 

kamerans blickfång har gett skriftligt samtycke till att bli filmade samt getts inform-

ation om forskningsstudien. För att säkerställa att deltagandet är väl genomtänkt har 

processen att samla in samtycken skett i tre steg med en veckas mellanrum. Först har 

deltagarna fått muntlig information av mig. Veckan därpå har samtyckesblanketter 

delats ut vilka samlats in en vecka senare. Vid samtliga tillfällen har det funnits möj-

lighet för deltagarna att ställa frågor. Deltagarna har även vid dessa tillfällen informe-

rats om att det är frivilligt att delta samt att, de när de önskar, kan avbryta sin medver-

kan. De påskrivna samtyckesblanketterna har, efter att de samlats in, förvarats i ett 

låst skåp på Stockholms Universitet. 

En kodlista har upprättats för vem som kallas vad i studien och denna kodlista har 

förvarats i ett annat låst skåp än samtyckesblanketterna.  De som deltar i studien defi-

nierar sig själva som just ’tjejer’ varför jag väljer att växla mellan benämningen del-

tagare och tjejer. Vidare namnges inte heller teaterverksamheten eller staden den ver-

kar i. Fingerade namn upprätthålls både i bearbetning av det empiriska materialet samt 

vid publicering av artiklar och presentation på forskningskonferenser. Detta är en del 

i arbetet att skydda deltagarna från att exponeras genom forskningen men det har 

också varit ett led i att deltagarna ska känna sig trygga med att dela både positiva och 

negativa erfarenheter från teaterverksamheten.  

Användandet av citat från deltagare och ledare samt bearbetade filmtranskribe-

ringar används frekvent i studien. Samtliga citat har godkänts för publicering av den 

som yttrat dem och detta gäller även de filmsekvenser som innehåller personliga be-

rättelser där en deltagare är särskilt exponerad eller delar något som kan anses person-

ligt. Detta gäller särskilt artiklarna om sårbarhet och lekfullhet. Studien har genererat 

stora mängder filmat material och i detta material finns personliga berättelser som 

delats i ett visst sammanhang. För att undvika att obehöriga personer ska kunna ta del 

av detta material har allt empiriskt material samlats på en hårddisk som inte är upp-

kopplad mot internet. Hårddisken har förvarats i ett låst utrymme separat från kodlis-

tor och påskrivna samtyckesblanketter. Materialet på hårddisken kommer efter av-

handlingens publicering inte att tillgängliggöras på någon av Stockholms universitets 

lagringsservrar för empiriskt material vilket annars är praxis. Detta motiveras med att 

delar av materialet är för känsligt då deltagarna utelämnar mycket personlig inform-

ation både i gestaltningsarbetet och genom de diskussioner som genomförts.  
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Bilaga 2: Etikprövningsnämndens utlåtande 
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Bilaga 3: Informerat samtycke deltagare 

Institutionen för de humanistiska och samhällsvetenskapliga  

ämnenas didaktik (HSD) 

 

 

 

september 2018 

 
Information och förfrågan om att delta i ett forskningsprojekt 

 
Hej,  

Mitt namn är Elsa Szatek, jag är dramapedagog och doktorand vid Stockholms uni-

versitet, Institutionen för de humanistiska och samhällsvetenskapliga ämnenas didak-

tik, HSD. Jag undrar om du vill delta i forskningsprojektet Att gestalta erfarenheter 

och berättelser i dramarummet och på scenen. I det här brevet får du information om 

projektet och om vad det innebär att delta.  

 

Vad är det för projekt och varför vill ni att jag ska delta? 
Jag forskar inom drama, lärande och hur deltagare i drama och teater väljer att dela 

sina erfarenheter i dramarummet och på teaterscenen. Dessutom vill jag förstå om 

deltagandet i drama och teater har någon betydelse på områden utanför teatern så som 

i skolan, fritidsgården eller kanske hemma. De allra flesta som ägnar sig åt drama och 

teater på sin fritid i Sverige är unga tjejer, därför kommer detta forskningsprojekt att 

fokusera på tjejers (12-25 år) erfarenhet av drama och teater som fritidssysselsättning. 

Jag frågar dig eftersom du är med i xxx som jag följt sedan en tid tillbaka och xxx 

fokuserar ju på unga tjejer vilket gör det intressant för mig att följa arbetet och de 

tjejer som är med där.  

Forskningshuvudman för projektet är Stockholms universitet. Med forskningshuvud-

man menas den organisation som är ansvarig för studien. 

 

Hur går studien till? 
För att få svar på mina forskningsfrågor planerar jag att under 2019 följa det arbete 

du och de andra tjejerna i xxxx gör. Framförallt kommer jag stå vid sidan av och filma 

när ni gör olika dramaövningar som leds av x eller x under era xxx-träffar. Utöver att 

filma kan jag komma att be dig skriva ner några av dina reflektioner kring frågor som 

rör ditt drama- och teaterdeltagande. Du behöver inte förbereda dig på något särskilt 

sätt inför dessa tillfällen.Jag planerar även att genomföra två samtal med dig om ditt 

deltagande i drama och teater. När jag intervjuar dig kommer du att få svara på frågor 

som handlar om din medverkan i xxx. Dessutom kommer jag att skriva ner ditt för-

namn, din ålder hur länge du varit med i xxx samt om du har tidigare erfarenhet av 

drama eller teater.  Den första intervjun sker i början av 2019 och den andra efter det 

att ni genomfört er föreställning som beräknas ha premiär hösten 2019. Det betyder 

att jag kommer att sitta ner med dig och ställa frågor som spelas in under ca 45 min 
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per tillfälle. Inför dessa samtal kommer jag be dig ta en bild med din mobilkamera. 

Denna bild kommer att ligga till grund för en del av vårt samtal.  

   

Möjliga följder och risker med att delta i studien 

Det finns inga fysiska risker med att delta i studien. En del kan dock uppleva det 

som utelämnande att svara på frågor. Skulle det hända är det viktigt att komma ihåg 

att du inte behöver svara på alla frågor som jag ställer om du inte vill! Är du inte be-

kväm att vara med i studien kan du när som avbryta din medverkan. Du behöver inte 

ange några specifika skäl till varför du väljer att avbryta utan du bestämmer själv. 

Vad händer med mina uppgifter?  
I forskningsstudier är det viktigt att ta hänsyn till olika regler som gäller forskning. 

Alla uppgifter jag samlar in om dig så som filmsekvenser, intervjuer, bilder och texter 

du skrivit förvaras i ett låst skåp på Stockholms universitet så att ingen som inte har 

med forskningen att göra kommer åt dem. Dessutom är ditt deltagande konfidentiellt. 

Det betyder att det du gör eller berättar inte ska kunna kopplas till just dig. I avhand-

lingsarbetet kommer därför ditt riktiga namn att bytas ut till ett annat namn så att ingen 

vet att det är just du som svarat på ett visst sätt. De bilder som används i den färdiga 

texten är retuscherade så att ingen kommer att känna igen dig. De bilder vi samtalat 

utifrån kommer även dessa att sparas och bli en del av forskningsarbetet. Finns det 

personer med på dessa bilder kommer dessa att retuscheras bort.  

En del bilder och film-sekvenser kan komma att användas i utbildningssammanhang 

men de är då retuscherade så att du inte kommer att kännas igen av dem som tittar på 

filmen eller bilderna. 

  

Vill du ta del av det jag skrivit om dig kontaktar du mig så ordnar vi det. Är du orolig 

att jag missförstått något av det du berättat för mig kan du i efterhand du förtydliga 

eller ta bort något du sagt. Allt material kommer att sparas i tio år efter det att studien 

avslutats.  

De inspelningar, skriftliga reflektioner, bilder och filmmaterial där du medverkar 

kommer att behandlas så att inte obehöriga kan ta del av dem.  

 

Den som är ytterst ansvarig för att dina personuppgifter inte sprids till obehöriga är 

Stockholms universitet. Dataskyddsombud är Benita Falenius som du kan ringa på tel: 

08-16 4191 eller maila på: benita.falenius@su.se om du har frågor angående behand-

ling av personuppgifter på Stockholms universitet. 

 

Har du synpunkter på hur forskningen bedrivs eller hur vi hanterar dina uppgifter kan 

du även vända dig till datainspektionen för klagomål; https://www.datainspekt-

ionen.se/vagledningar/for-dig-som-privatperson/klagomal-och-tips/ 

 

Hur får jag information om resultatet av studien? 
Ditt deltagande i denna forskningsstudie förväntas resultera i en avhandling samt ar-

tiklar som trycks i forskningstidskrifter och andra populärvetenskapliga publikationer. 

Vill du ta del av detta får du gärna kontakta mig så skickar jag dig de texter du vill ha.  

 

Ersättning 

Du får inte någon ersättning för att du deltar i studien.  

mailto:benita.falenius@su.se
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Deltagandet är frivilligt  

Ditt deltagande är frivilligt och du kan när som helst välja att avbryta deltagandet, 

även om du och din vårdnadshavare (om du är under 15 år) skrivit på pappret om 

samtycke. Om du väljer att inte delta eller vill avbryta ditt deltagande behöver du 

inte uppge varför, och det kommer inte heller att påverka din framtid med xxx. Vill 

du inte längre vara med i forskningsprojekter kontaktar du mig, Elsa Szatek. 

Om du är under 15 år behöver jag ditt (och dina vårdnadshavares) tillstånd (samtycke) 

för att genomföra denna studie. Detta tillstånd finns i informationen som du tar med 

till dina föräldrar/vårdnadshavare. 

 

Ansvariga för studien  

Elsa  Szatek, doktorand vid institutionen för de Humanistiska och Samhällsvetenskapliga ämnenas didak-

tik (HSD) på Stockholms universitet. Adress: 106 91 Stockholms Universitet. E-post: elsa.sza-

tek@hsd.su.se            

Ulrika von Schantz, lektor i utbildningsvetenskap med inriktning mot drama och lärande, HSD,  E-post: 

ulrika.vonschantz@hsd.su.se 

Karin Gunnarsson, fil. Dr. biträdande universitetslektor i pedagogik, Institutionen för pedagogik och di-

daktik (IPD), E-post: karin.gunnarsson@edu.su.se 

  

mailto:ulrika.vonschantz@hsd.su.se
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Samtycke till att delta i studien att gestalta erfarenheter och berättelser i 

dramarummet och på scenen 

Jag har fått muntlig och skriftlig informationen om studien och har 

haft möjlighet att ställa frågor. Jag får behålla den skriftliga informat-

ionen.  

Jag samtycker till att delta i studien Att gestalta erfarenheter och berät-

telser i dramarummet och på scenen.  

Jag samtycker till att uppgifter om mig behandlas på det sätt som be-

skrivs i informationen. 

Blanketten lämnas till xx, xxx eller Elsa  

 

 

Plats och datum Underskrift och namnförtydligande 

 

 

 

 

  



122 

 

Bilaga 4: Informerat samtycke ledare 

Institutionen för de humanistiska och samhällsvetenskapliga  

ämnenas didaktik (HSD) 

 

 

 

                    september 2018 

Information till Ledare för xxx  drama och teaterverksamhet 
Hej,  

Mitt namn är Elsa Szatek, jag är dramapedagog och doktorand vid Stockholms uni-

versitet, Institutionen för de humanistiska och samhällsvetenskapliga ämnenas didak-

tik (HSD). Jag vänder mig till dig med en förfrågan om att delta i forskningsprojektet 

Att gestalta erfarenheter och berättelser i dramarummet och på scenen. I det här do-

kumentet får du information om projektet och om vad det innebär att delta i forsk-

ningsstudien.  

Vad är det för projekt och varför ska jag delta? 

Bakgrund: I denna forskningsstudie undersöks hur deltagare i drama och te-

ater gestaltar erfarenheter och berättelser i dramarummet och på scenen. Dess-

utom vill jag förstå om deltagandet i drama och teater ger några effekter på 

områden utanför teatern så som i skolan, fritidsgården eller kanske hemma. 

De allra flesta som ägnar sig åt denna typ av verksamhet på sin fritid i Sverige 

är unga tjejer, varför det är intressant att undersöka xxx verksamhet som ju har 

unga personer som identifierar sig som tjejer i fokus. Dessutom är xxx (eller 

ni) välkända för konstnärliga teaterprojekt som på ett nyanserat sätt gestaltar 

unga tjejers livsvillkor.  I denna studie är det unga tjejer som kommer att stå i 

fokus och därmed vara forskningspersoner men även ledarens funktion är av 

intresse att utforska. Forskningshuvudman för projektet är Stockholms uni-

versitet. Med forskningshuvudman menas den organisation som är ansvarig 

för studien. 

 

Forskningsprojektets syfte: I Sverige finns relativt lite forskning på drama 

och inom området ungas drama och teaterskapande trots att över 20 000 barn 

och unga varje vecka ägnar sig åt drama och teater på sin fritid. Detta forsk-

ningsprojekt syftar till att bättre förstå den process som sker när unga väljer 

att gestalta sina erfarenheter på scenen. Projektet syftar även till bidra med 

kunskap för pedagoger som är ledare för verksamheter liknande xxx så att de 

kan planera och stötta sina deltagares utveckling inom drama och teater på ett 

bra sätt. 

Betydelse: Min förhoppning är att din medverkan i egenskap av ledare för xxx 

kan kommat att bidra med många intressanta synpunkter kring ungas drama- 

och teaterskapande. Genom att medverka i studien kommer du bidra till arbe-

tet att förstå vad som händer när unga gestaltar sina erfarenheter genom drama 

och teater samt vilka kunskaper de utvecklar i dramasalen. Detta kan i sin tur 
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bidra till att vi kan identifiera områden där de som håller i dramaundervis-

ningen behöver utveckla nya strategier för att underlätta och /eller utmana dra-

madeltagarna i sitt teaterskapande.  

 

Hur går studien till? 

I studien avser jag att arbeta med deltagande observation. Detta innebär att jag 

att observerar och filmar några av de workshops som genomförs vintern och 

våren 2019. Jag vill även filma en av de föreställningar xxx genomför hösten 

2019. Som ett komplement till det jag filmar planerar jag även att ställa frågor 

till dig som leder verksamheten för att bättre förstå de val ni gör som ledare 

och synliggöra de tankar ni har i samband med en workshop. Dessa samtal 

kan komma att spelas in för att jag i lugn och ro ska kunna lyssna på era svar. 

Samtalen sker i anslutning till den workshop eller föreställning jag observerat. 

Vill du ta del av det jag skrivit om dig kontaktar du mig så ordnar vi det. Är 

du orolig att jag missförstått något av det du berättat för mig kan du i efterhand 

du förtydliga eller ta bort något du sagt.     

Utöver er som arbetar ledare avser jag att intervjua deltagarna i xxx. För att få 

svar på mina forskningsfrågor planerar jag att intervjua varje deltagare vid 2 

tillfällen. Den första intervjun sker i början av 2019 och den andra i slutet av 

2019 eller i början av 2020 när de genomfört en föreställning. Det betyder att 

jag kommer att sitta ner med varje deltagare och ställa frågor som spelas in 

under ca 45 minuter per tillfälle. Jag kommer även att filma deltagarna när de 

gör olika dramaövningar som leds av er under träffarna. Utöver intervjuer och 

film kan jag be deltagarna att skriva ner sina reflektioner som rör deras drama- 

och teaterdeltagande.  

När datainsamlingen är gjord kommer materialet i ett första steg transkriberas, 

det vill säga att alla intervjuer och det som filmats skrivs ut i text. Därefter 

sker en bearbetning av dessa texter vilka kommer att ligga till grund för de 

slutsatser som dras i studien.  

Möjliga följder och risker med att delta i studien: Det finns inga fysiska 

risker med att delta i studien men det finns en liten risk att studien upplevs 

som ett intrång i integriteten. Därför är det viktigt att ta hänsyn till olika regler 

som gäller forskning. Det som uttryckts i skrift eller via ljud- och filmupptag-

ning ska inte kunna kopplas till en viss individ. Ditt deltagande i studien är 

med andra ord konfidentiellt. På bilder kommer ansikten, speciella känne-

tecken som tatueringar och religiösa symboler att retucheras bort. Ingen obe-

hörig kommer att lyssna på ljudupptagningen eller läsa utskriften från inter-

vjuerna.  

Möjliga fördelar: Fördelarna för de som deltar i studien är att de får en unik 

möjlighet att påverka drama och teaterundervisningen i Sverige genom att 
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dela med sig av sina kunskaper och erfarenheter inom ämnet. Vidare är det 

en möjlighet att på ett fördjupat sätt reflektera över sitt ledarskap och det öv-

riga arbetet runt att ha en dramagrupp. 

Hantering av insamlat material och personuppgifter 

Allt material som samlas in under studien kommer att förvaras i ett låst skåp 

på Stockholms universitet dit endast deltagande forskare har tillgång. Samt-

liga deltagare i studien kommer att få fingerade namn och det är med detta 

namn samt datum som allt material kommer att märkas. Detta fingerade namn 

kommer även att användas i avhandlingsarbetet så att ingen som tar del av 

studiens resultat kan koppla uttalanden till en viss person. Det material studien 

generar kommer att sparas i tio år efter det att studien avslutats. Materialet kan 

komma att användas i utbildningssammanhang men då är bilder retuscherade 

så att du inte går att känna igen.  

 

Hantering av personuppgifter: Det som enligt den nya lagen (EU:s data-

skyddsförordning 2016/679, GDPR) räknas som personuppgifter i denna stu-

die är fotografier, videofilmer och ljudinspelningar där det går att identifiera 

en enskild person. Personuppgiftshanteringen sker med stöd av givet sam-

tycke. Är du orolig att jag missförstått något av det du berättat för mig kan du 

i efterhand förtydliga eller ta bort något som du sagt. Vidare har du rätt att få 

personuppgifter rättade eller borttagna.  Det material som samlats in under 

studien kommer inte att användas i några andra studier än denna. Materialet 

kommer att sparas enligt Arkivlagen, vanligen tio år efter att projektet är av-

slutat.  

Den som är ytterst ansvarig för att dina personuppgifter inte sprids till obehö-

riga är Stockholms universitet. Dataskyddsombud är Benita Falenius som du 

kan ringa på tel: 08-16 4191 eller maila på: benita.falenius@su.se om du har 

frågor angående behandling av personuppgifter på Stockholms universitet. 

 

Har du synpunkter på hur forskningen bedrivs eller hur vi hanterar dina per-

sonuppgifter kan du även vända dig till datainspektionen för klagomål; 

https://www.datainspektionen.se/vagledningar/for-dig-som-privatperson/kla-

gomal-och-tips 

 

Hur får jag information om resultatet av studien? 

Ditt deltagande i studien kommer att resultera i en avhandling samt artiklar 

som trycks i forskningstidskrifter samt andra populärvetenskapliga tidningar. 

Vill du ta del av detta får du gärna kontakta mig så skickar jag dig de texter 

du vill ha.  

 

 

Ersättning 

Det utgår inte någon ersättning för deltagande i studien.  

mailto:benita.falenius@su.se
https://www.datainspektionen.se/vagledningar/for-dig-som-privatperson/klagomal-och-tips
https://www.datainspektionen.se/vagledningar/for-dig-som-privatperson/klagomal-och-tips
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Deltagandet är frivilligt  

Ditt deltagande är frivilligt och du kan när som helst välja att avbryta delta-

gandet. Om du väljer att inte delta eller vill avbryta ditt deltagande behöver 

du inte uppge varför. Vill du inte längre vara med i studien kan du kontakta 

mig (Elsa Szatek). Människors välfärd skall ges företräde framför samhällets 

och vetenskapens behov. Därför får bland annat ett samtycke till att delta i 

forskning när som helst tas tillbaka med omedelbar verkan. 

(http://www.codex.vr.se/manniska5.shtml) 

Samtyckesformulär: För att kunna genomföra forskningen så behöver vi 

först få ett tillstånd av dig. (http://www.codex.vr.se/manniska1.shtml). För att 

underlätta planeringen av projektet är vi tacksamma om du meddelar oss ditt 

beslut i samtyckesformuläret senast (datum). Själva formuläret hittar du på 

nästa sida och lämnas med underskrift till mig, Elsa Szatek. 

 

Ansvariga för studien  

Elsa  Szatek, doktorand vid institutionen för de Humanistiska och Samhällsveten-

skapliga ämnenas didaktik (HSD) på Stockholms universitet. Adress: 106 91 Stock-

holms Universitet. E-post: elsa.szatek@hsd.su.se          

Eva Österlind, professor i drama med didaktisk inriktning, HSD, E-post: eva.os-

terlind@hsd.su.se                                                                                 

Ulrika von Schantz, lektor i utbildningsvetenskap med inriktning mot drama och lä-

rande, HSD,  

E-post: ulrika.vonschantz@hsd.su.se 

Karin Gunnarsson, fil. Dr. biträdande universitetslektor i pedagogik, Institutionen 

för pedagogik och didaktik (IPD), E-post: karin.gunnarsson@edu.su.se 

  

http://www.codex.vr.se/manniska5.shtml
http://www.codex.vr.se/manniska1.shtml)
mailto:ulrika.vonschantz@hsd.su.se
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Samtycke till att delta i studien ’Att gestalta erfarenhetet och berättelser 

i dramarummet och på scenen’ 

 Jag ger mitt godkännande till att medverka i forskningsprojektet 

Att gestalta erfarenheter och berättelser i dramarummet och på 

scenen. Jag får behålla den skriftliga informationen. Jag sam-

tycker till att uppgifter om mig behandlas på det sätt som beskrivs 

i informationen. 

 

Namnunderskrift: 

 

Namnförtydligande: 

Plats och datum: 
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Bilaga 5: Informerat samtycke vårdnadshavare 

 
Institutionen för de humanistiska och samhällsvetenskapliga  

ämnenas didaktik (HSD) 

 

 

 

 

 
 

September 2018 

Information till vårdnadshavare vars barn deltar i xxx drama och teater-

verksamhet 

 

Hej,  

Mitt namn är Elsa Szatek, jag är dramapedagog och doktorand vid Stockholms 

universitet vid institutionen för de humanistiska och samhällsvetenskapliga 

ämnenas didaktik (HSD). Jag vänder mig till dig för en förfrågan om ditt barns 

medverkan i forskningsprojektet Att gestalta erfarenheter och berättelser i 

dramarummet och på scenen. I det här brevet får du information om projektet 

och vad det innebär för ditt barn att delta i studien.  

Vad är det för projekt och varför vill jag att ert barn ska delta? 

Bakgrund: I denna forskningsstudie undersöks hur deltagare i drama och te-

ater gestaltar erfarenheter och berättelser i dramarummet och på scenen. Dess-

utom vill jag förstå om deltagandet i drama och teater har betydelse på områ-

den utanför teatern så som i skolan eller på fritidsgården. De allra flesta som 

håller på med drama och teater på sin fritid i Sverige är unga tjejer, varför det 

är extra intressant att studera xxx som ju har unga tjejer i fokus. Dessutom är 

de välkända för sina konstnärliga teaterprojekt som på ett nyanserat sätt ge-

staltar unga tjejers liv. Forskningshuvudman för projektet är Stockholms uni-

versitet. Med forskningshuvudman menas den organisation som är ansvarig 

för studien. 

Forskningsprojektets syfte: I Sverige finns relativt lite forskning inom om-

rådet ungas drama- och teaterskapande trots att över 20 000 barn och unga 

varje vecka ägnar sig åt drama och teater på sin fritid. Denna studie syftar till 

att bättre förstå den process som sker när unga väljer att berätta om sitt liv på 

scenen. Forskningsprojektet syftar även till bidra med kunskap för pedagoger 

som är ledare för verksamheter liknande xxx så att de kan stötta sina deltagares 

utveckling inom drama och teater på ett bra sätt. 
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Betydelse: För att kunna lära oss mer om vad som händer när unga arbetar 

med drama och teater behöver vi unga människor som deltar i olika forsk-

ningsprojekt. Ert barns synpunkter och reflektioner kring drama- och teaters-

kapande är av stor betydelse för min förståelse för de processer som pågår i 

dramasalen och vilket lärande som möjliggörs där. Detta kan i sin tur bidra till 

att vi kan identifiera områden där de som håller i dramaundervisningen behö-

ver utveckla nya strategier för att underlätta och /eller utmana dramadelta-

garna i sitt teaterskapande.  

 

Hur går studien till? 

Utöver ditt barns medverkan avser jag att intervjua ytterligare deltagare i xx. 

För att få svar på mina forskningsfrågor planerar jag intervjua deltagarna vid 

2 tillfällen. Den första intervjun sker i början av 2019 och den andra i slutet 

av 2019 eller i början av 2020 när de genomfört en föreställning. Det betyder 

att jag kommer att sitta ner med varje deltagare och ställa frågor som spelas in 

under ca 45 minuter per tillfälle. Under dessa tillfällen kommer ditt barn även 

ha med sig en bild hon tagit med en mobilkamera. Jag kommer även att filma 

ditt barn tillsammans med andra deltagare i xxx när de gör olika dramaöv-

ningar som leds av x eller x under träffarna. Utöver att filma kan jag be ditt 

barn skriva ner några av sina reflektioner kring frågor som rör hennes delta-

gande i drama och teater. När datainsamlingen är gjord kommer materialet i 

ett första steg transkriberas, det vill säga att alla intervjuer och det som filmats 

skrivs ut i text. Därefter sker en bearbetning av dessa texter vilka kommer att 

ligga till grund för de slutsatser som dras av studien.  

Möjliga följder och risker med att delta i studien: Det finns inga fysiska 

risker med att delta i studien men det finns en liten risk att studien upplevs 

som ett intrång på integriteten. Därför är det i ett sådant här arbete viktigt att 

ta hänsyn till olika regler som gäller forskning. Det som uttryckts i skrift eller 

via ljud- och filmupptagning ska inte kunna kopplas till en viss individ. För 

att förhindra detta kommer alla svar och bilder att behandlas konfidentiellt. På 

bilder kommer ansikten, speciella kännetecken som tatueringar och religiösa 

symboler att retucheras bort. Ingen obehörig kommer att lyssna på ljudupp-

tagningen eller läsa utskriften från intervjuerna.  

Möjliga fördelar: Fördelarna för deltagarna i studien är att de får en unik 

möjlighet att påverka drama och teaterundervisningen i Sverige genom att 

dela med sig av sina kunskaper och erfarenheter inom ämnet. Dessutom är 

det en intressant att få delta i en forskningsstudie, något som få unga har 

möjlighet till att uppleva. 

Hantering av insamlat material och personuppgifter 

Allt material som samlas in under projektets gång kommer att förvaras i ett 

låst skåp på Stockholms universitet dit endast deltagande forskare har tillgång. 

Samtliga deltagare i studien kommer att få fingerade namn och det är med 
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detta namn samt datum som allt material kommer att märkas. Detta fingerade 

namn kommer även att användas i avhandlingsarbetet så att ingen som tar del 

av forskningen kan koppla uttalanden till en viss person. De bilder som ditt 

barn använt under intervjun kan komma att användas i studien men då retu-

scherade så att inga personer finns med på bilderna. Material kan användas i 

utbildningssammanhang men då är bilder och filmsekvenser retuscherade så 

att enskilda individer inte går att känna igen. 

Hantering av personuppgifter: Det som enligt den nya lagen (EU:s data-

skyddsförordning 2016/679, GDPR) räknas som personuppgifter i denna stu-

die är fotografier, videofilmer och ljudinspelningar där det går att identifiera 

en enskild person. Personuppgiftshanteringen sker med stöd av givet sam-

tycke. Är ditt barn oroligt att jag missförstått något av det hon berättat för mig 

kan hon i efterhand förtydliga eller ta bort något som hon sagt. Vidare har du 

som målsman rätt att begära tillgång till ditt barns personuppgifter, få person-

uppgifter rättade eller borttagna. Materialet kommer att sparas enligt Arkivla-

gen, vanligen tio år efter att projektet är avslutat. 

Den som är ytterst ansvarig för att dina personuppgifter inte sprids till obehö-

riga är Stockholms universitet. Dataskyddsombud är Benita Falenius som du 

kan ringa på tel: 08-16 4191 eller maila på: benita.falenius@su.se om du har 

frågor angående behandling av personuppgifter på Stockholms universitet. 

Har du synpunkter på hur forskningen bedrivs eller hur vi hanterar ditt barns 

personuppgifter kan du även vända dig till datainspektionen för klagomål; 

https://www.datainspektionen.se/vagledningar/for-dig-som-privatperson/kla-

gomal-och-tips 

 

Hur får jag information om resultatet av studien? 

Ditt barns deltagande i studien kommer att resultera i en avhandling samt ar-

tiklar som trycks i forskningstidskrifter och populärvetenskapliga tidningar. 

Vill du ta del av detta får du gärna kontakta mig så skickar jag dig de texter 

du vill ha.  

 

Ersättning 

Det utgår inte någon ersättning för deltagande i studien.  

Deltagandet är frivilligt  

Ditt barns deltagande är frivilligt och barnet kan när som helst välja att av-

bryta deltagandet. Om hon väljer att inte delta eller vill avbryta ditt delta-

gande behöver hon inte uppge varför, och det kommer inte heller att påverka 

hennes framtid med xxx. Vill ditt barn inte längre vara med i forskningen 

kan hon eller du i egenskap av vårdnadshavare kontakta mig (Elsa  Szatek). 

Människors välfärd skall ges företräde framför samhällets och vetenskapens 

behov. Därför får bland annat ett samtycke till att delta i forskning när som 

helst tas tillbaka med omedelbar verkan. (http://www.codex.vr.se/man-

niska5.shtml).  

mailto:benita.falenius@su.se
http://www.codex.vr.se/manniska5.shtml
http://www.codex.vr.se/manniska5.shtml
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Samtyckesformulär: För att kunna genomföra forskningen så behöver vi 

först få ett tillstånd av ert barn. Men eftersom ert barn är under 15 år så behö-

ver vi även tillstånd av er som vårdnadshavare.6 I Lagen om etikprövning sägs 

i 18 § om sådan forskning som faller under lagen att barn som fyllt 15 år och 

inser vad forskningen innebär för hans eller hennes del, skall informeras och 

samtycka till forskningen. ” (http://www.codex.vr.se/manniska1.shtml). För 

att underlätta planeringen av projektet är vi tacksamma om ni meddelar oss ert 

beslut i samtyckesformuläret senast (datum). Själva formuläret hittar ni på 

nästa sida och lämnas med underskrift(er) till mig, Elsa Szatek, eller xx xx 

eller xxx xxx på xxx. 

 

Ansvariga för studien  

Elsa  Szatek, doktorand vid institutionen för de Humanistiska och Samhällsveten-

skapliga ämnenas didaktik (HSD) på Stockholms universitet. Adress: 106 91 Stock-

holms Universitet. E-post: elsa.szatek@hsd.su.se            

Karin Gunnarsson, fil. Dr. biträdande universitetslektor i pedagogik, Institutionen 

för pedagogik och didaktik (IPD), E-post: karin.gunnarsson@edu.su.se                                                                              

Ulrika von Schantz, lektor i utbildningsvetenskap med inriktning mot drama och lä-

rande, HSD, E-post: ulrika.vonschantz@hsd.su.se  

                                                      
 

http://www.codex.vr.se/manniska1.shtml)
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Samtycke till att mitt barn deltar i studien ’Att gestalta erfarenheter och 

berättelser i dramarummet och på scenen’ 

 

Mitt barn har fått muntlig information och har haft möjlighet att ställa frågor. 

Vi (jag) har 

tagit del av den skriftliga informationen om studien. 

 

Jag ger mitt godkännande till att min dotter  

 

(namn):_________________________________ deltar i studien Att 

gestalta erfarenheter och berättelser i dramarummet och på scenen. Jag 

samtycker även till att mitt barns uppgifter behandlas så som beskrivits. 

Jag får behålla den skriftliga informationen.  

 
I detta samtycke behövs samtliga vårdnadshavares medgivande. 

Blanketten lämnas till xxx, xxx eller Elsa  

 

Vårdnadshavare 1: 

 

Namnförtydligande: 

Plats och datum: 

 

Vårdnadshavare 2:  

 

Namnförtydligande:  

Plats och datum; 
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Bilaga 6: Inför intervju samt intervjufrågor tillfälle 1  

Inför den enskilda intervjun skickades mail ut med närmare beskrivning av 

fokus för intervjun samt påminnelse om att de när som helst kunde välja av-

bryta sin medverkan, lägga till eller ta bort information i efterhand. Detta har 

varit särskilt viktigt givet att informanterna är barn och syftat till att påminna 

om deras aktörskap i val av att delta i studien (jfr. Bucknall, 2014). Deltagarna 

fick inte frågorna i förväg, däremot uppmuntrades de reflektera över;  

 
”Vad gör och säger du i dramarummet som du inte gör på andra platser? Med andra 

platser menar jag t.ex. skola, hemma eller på fritidsgården. Finns det en särskild plats 

(eller kanske platser) utanför dramarummet som du hämtar inspiration från när du är 

i dramarummet? Om du vill kan du ta med en bild på en sådan plats, går bra med en 

enkel bild du själv tagit med din mobilkamera”. 

 (utdrag ur mail skickat till deltagarna i februari 2019).  

 

Av ett mer allmänt intresse var också när och varför de valde att vara med i 

drama- och teaterverksamheten samt vad de vill förmedla med den föreställ-

ning de arbetade med. Även om tjejerna uppmuntrats ta med bilder från platser 

som gav inspiration hade ingen med sig en sådan. Kanske var frågan från deras 

perspektiv för ’konstig’?   

Inledande information från mig vid intervjutillfället: Allmänt: rätt att lägga 

till, ta bort, säga pass, hoppa av studien, se vad jag skrivit i efterhand. Finns 

inga rätt eller fel, däremot kanske jag ställer följdfrågor för att bättre förstå 

dig. Varken Tove eller Sandra  kommer att ta del av dina svar eller informeras 

om vem som sagt vad. Frågor till mig utifrån detta? 

 

Intervjufrågor 

• Namn?  

• Ålder? 

• Hur länge har du varit med i teatergruppen? 

• Varför valde du att gå med? 

• Varför har du fortsatt? 

• Vad gör ni i teaterverksamheten? 

• Vad gör du där som du inte gör på andra platser?  

• Vart hämtar du din inspiration ifrån, är det en särskild plats? 

• Vad är det med just den platsen? 

• Omvänt, tar du med dig dramaerfarenheten, alltså det ni gör i dramarum-

met, till en viss plats? 

• Vilket epitet vill du ha i studien; han/hen/hon/dem? 

Tjej/snubbe/flicka/kvinna/man etc.? 

• Frågor till mig 
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Bilaga 7: Transkribering och bearbetning av empiriskt material 

Det filmmaterial som generades under studien har sorterats i datumföljd så 

varje filmad workshop har en egen mapp märkt med det datum den genom-

förts. Varje klipp har vidare försetts med en titel som sammanfattar innehållet, 

t.ex. ’frisörscenen’, ’avslutande runda’ eller ’förberedelse impro’. Bearbet-

ning av materialet har skett kontinuerligt under forskningsprocessen. Exem-

pelvis transkriberades och analyserades de intervjuer som genomfördes våren 

2019 under våren och sommaren 2019. Intervjuerna transkriberades ordagrant 

och kom att bli ett viktigt underlag för studiens första vetenskapliga artikel; 

’Moving spaces, mapping the drama room as Heterotopia’.  

Min intention var inledningsvis att transkriptionen skulle ske genom ett så 

kallat transkriberingsprogram men då dator och program inte samspelade 

skapade jag en egen struktur för detta. Det var viktigt att återge ordagrant vad 

som sades, men också hur, beskriva rörelse samt hur deltagarna förhöll sig till 

varandra och rummet. Nedan återges ett exempel på hur transkribering från 

improvisation ser ut: 

 
(07.45) Instruktion från Tove: Någon kommer att gå därifrån snart 

(Stella sätter sig långsamt och tungt på stolen. Lina står framför stolen, händerna knutan i fickorna på sin 

munkjacka. Kroppen snett vänd mot Stella, ca 1 meter mellan tjejerna).  

S: jag har tänkt och när vi satt här och tittade ut på utsikten och jag sa att stan är jävligt fin ändå. Vet du, 

det här skulle ha varit en sån himla vacker stad, om inte er -den där skitkulturen skulle komma och ta över. 

Göra personer som mig instängda – vet du hur instängt det är här idag? (svepande gest med höger arm). 

L: /Jävla/ (hög röst som skär sig) 

S: /Du/ (gest mot Lina med vänster arm, hög röst) / vågar inte ens gå ut med att du gillar mig! 

…..  

L: asså förlåt (backar från Stella, Stella ställer sig upp). Fan, Fyfan! Jävla rasist. På riktigt! 

Siffrorna inom parantes anger tid in i filmklippet. Dialogen rör sig snabbt och 

för att markera att Lina och Stella ibland talar i munnen på varandra markeras 

det med / vilket är inspirerat av den brittiska manusförfattaren Caryl Churchill 

(se t.ex. Churchill, 1990). Noteringar inom parantes återger rörelser och ton-

läge. Flera punkter på rad indikerar tystnad; …. 
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Bilaga 8: Avslutande intervjuer 

De avslutande intervjuerna som genomfördes våren 2020 var personligt utfor-

made, intervjun med Lea är ett exempel.  

Intervju genomförd på telefon 16 mars 2020 på grund av rekommendationer 

från SU utifrån Coronaviruset.  

Sammanfattning tidigare intervju: Trivs i teatergruppen, kan vara sig själv där 

och känner sig trygg. Ingen tidigare teatererfarenhet. Svårt hitta känslan när 

en jobbar med karaktär, att spela teater. 

ABR workshop dec 2019: svårt med karaktärsarbete, men kul process. Har 

utvecklats med att höja rösten. Delvis svårt att komma med idéer och berätta 

om dem, däremot lätt att göra scenen som utspelade sig på stadens utsiktsberg 

– för att det gick att koppla till en viss plats? Föreställningen speglar staden. 

Övergången mellan process och konstnärlig gestaltning lite problematisk, fat-

tade inte vem regissörens roll först. Denna uppfattning återspeglas också i Arts 

based workshop i dec.  

 

Frågor till Lea utifrån året som gått: 

• Övergång process och konstnärligt arbete: improvisation, idéer – ta regi, 

konstnärlig arbete? 

• Överlag höstens process? 

• Delaktighet? Konstnärligt skapande? 

• Beredd på att gå in i regiarbetet? 

• Väl förberedd för föreställning? 

• Vad var budskapet för dig med föreställningen? 

• Hur knyter den an till din vardag som tjej i den här staden? 

• På vad sätt gör den inte det? 

• Vad vill du säga om staden med föreställningen? 

• Vad vill du säga till staden med föreställningen? 

• Nått fram med budskap? 

• Bemött/feedback efter pjäsen från publiken? 

• Lärande från hösten?  

• Vilka nya tankar har du fått genom arbetet med pjäsen?  

• Övrigt? Frågor till mig? 

 

 


