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Forord 

Når børn ser teater i skolen, er det ret forskelligt, hvordan det indgår i sammenhæng med børnenes 

øvrige dagligdag. Ønsket med Teateroplevelser har været at give elevernes møde med scenekunsten en 

større vægt – skabe et rum, som gør, at teatret hverken bliver et uforpligtende afbræk i 

skolepligterne, eller alene et oplæg til et temabaseret læringsforløb.   

I denne rapport kan du læse om Teateroplevelser, der blev udviklet og gennemført i Randers 

Kommune i vinteren og foråret 2011. Det var et ambitiøst projekt, der kombinerede forskning i 

børns reception af teater med udvikling af et skolemateriale, der skulle være umiddelbart anvendeligt 

for teaterformidlere og lærere. 

Projektet var en del af Randers Kommunes og Randers EgnsTeaters projekt Børn i Centrum, og 

målet var, at samtlige skolebørn i kommunen skulle deltage i en workshop under Festival 2011 – 

teater for børn og unge i april 2011. Et sådant projekt krævede ikke alene et tæt samarbejde mellem 

Kultur- og Fritidsafdelingen og Skoleafdelingen samt skolerne, men også et tæt samarbejde mellem 

praktikere og teoretikere i udviklingen af konceptet. Samtidig var det hensigten, at projektet skulle 

munde ud i et undervisningsmateriale, som også andre ville kunne anvende. Rapporten er udgivet af 

Scenekunstnetværket Region Midtjylland, der deltog i projektet ud fra et ønske om at opnå en større 

viden om børn som teaterpublikum. På netværkets hjemmeside www.scenet.dk kan interesserede 

downloade folderen, der beskriver de to workshopforløb trin for trin, samt se en videoforelæsning, 

der introducerer til konceptet. Jeg vil gerne takke de øvrige skribenter for deres bidrag til rapporten, 

samtlige lærer og elever, der deltog i pilotworkshoppene samt Marie Gorm Konradsen, som har 

leveret fotos fra pilotworkshoppene. 

  

Louise Ejgod Hansen, ph.d., postdoc, Scenekunstnetværket Region Midtjylland 
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Indledning 

Louise Ejgod Hansen  

Rapporten præsenterer projektet Teateroplevelser, som både er et konkret redskab, der giver børn og unge 

mulighed for at fordybe sig i og reflektere over en scenekunstnerisk oplevelse, og et projekt gennemført i Randers 

Kommune i vinter og forår 2011-12. Her blev konceptet udviklet og videreformidlet til samtlige skoler i kommunen.  

 

Teateroplevelser – hvad oplever børn, når de ser teater? giver et indblik i et projekt, der har haft som mål at 

skabe gode rammer for børns møde med scenekunsten i skolesammenhæng. Rapporten skildrer en 

række forskellige aspekter af projektet: De organisatoriske: hvad var forudsætningerne for at 

gennemføre et så ambitiøst projekt? De metodiske: hvilke dramapædagogiske og 

formidlingsmæssige værdier er de to workshopforløb baseret på? Og ikke mindst: Hvilke svar gav 

udviklingsprojektet på det grundlæggende spørgsmål: Hvad oplever børn, når de ser teater?  

Med rapporten henvender vi os til lærere og teaterformidlere, der ønsker en baggrundsviden i 

forhold til at give børn og unge professionelle scenekunstoplevelser og til at lade dem indgå i 

undervisningen. Men også til kulturkonsulenter, embedsmænd, politikere og andre, der ønsker 

inspiration til, hvordan et tværfagligt samarbejde kan sætte fokus på sammenhængen mellem kultur 

og skole i en kommune.  

Projektets første mål var, at der til Festival 2011 – teater for børn og unge i april 2011 skulle lægge 

to workshopforløb – et for 0.-4- klasse og et for 5.-10. klasse – som lod sig videreformidle til 

samtlige skoler i Randers Kommune, så alle børn i kommunen kunne deltage i en workshop i 

28 koncentrerede børn i fuld gang med opvarmningen. Workshoppen skaber fokus og giver eleverne mulighed for 
at fordybe sig i deres teateroplevelse. 
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forbindelse med festivalens mange forestillinger. De forskellige artikler afspejler, at målet med 

projektet rakte ud over festivalen: Workshoppene kan naturligvis også gennemføres i andre 

sammenhænge, hvor man ønsker at give børn og unge et større udbytte af scenekunsten. Vi ved, at 

det allerede sker rundt omkring i landet. Intentionen med denne rapport er at videreformidle de 

principper og metoder, der lægger til grund for Teateroplevelser. En stor del af rapporten fokuserer 

direkte på selve metoden og det udbytte, der kommer ud af at gennemføre den, men også den 

projektramme, Teateroplevelser er udviklet indenfor, præsenteres i rapporten. Erfaringerne med at 

etablere et samarbejde mellem Kultur- og Fritidsafdelingen og Skoleafdelingen og på den måde at 

nå ud til samtlige børn i aldersgruppen i en hel kommune var nemlig så gode, at vi håber på, at 

projektet kan inspirere andre til at krydse de kommunale forvaltningsgrænser.  

De to endelige workshopforløb er udviklet på baggrund af otte pilotworkshops med elever fra 0. – 

9. klasse. Som et led i projektets forskningsdimension blev disse otte pilotworkshops dokumenteret 

i lyd og billeder. Det betyder, at projektet også har givet et unikt indblik i, hvad børn oplever, når de 

ser teater. Gennem en analyse af de otte pilotworkshops præsenterer rapporten et bud på, hvad 

børn oplever, når de ser teater. Det er vores ønske, at disse analyser giver en større forståelse for 

børn og unges oplevelser i mødet med scenekunsten og en inspiration til at inddrage scenekunsten i 

en undervisningssammenhæng. Selve de to workshopforløb er beskrevet på en umiddelbart 

tilgængelig måde i folderen Teateroplevelser – at skabe samtalerum med børn og unge. Hvis man blot ønsker 

at gennemføre en workshop for enten 0.-4. klasse eller for 5.-10. klasse, henvises man altså hertil 

(www.scenet.dk/teateroplevelser). 

Artiklerne i rapporten afspejler, at der deltog forskellige aktører i projektet. Tre af bidragsyderne har 

deltaget i udviklingen af selve workshoppene. Deres artikler præsenterer tre forskellige faglige 

vinkler på selve forløbet. Pernille Welent Sørensen, konsulent på Teatercentrum, beskriver det 

anerkendende princip, som udgjorde tilgangen til børnene i projektet. Tine Eibye, dramapædagog på 

Randers EgnsTeater, skildrer hvordan en bevidst tilgang til at skabe fokuserede fysiske og mentale 

rum er afgørende for succesen med Teateroplevelser. Endelig skriver Louise Ejgod Hansen, postdoc, 

ph.d. ved Institut for Æstetik og Kommunikation, Aarhus Universitet, om forskellige aspekter af 

selve metoden samt præsenterer to analyser af, hvad børnene fik ud af at deltage i Teateroplevelser. De 

to sidste bidragsydere forholder sig til Teateroplevelser som et ambitiøst kommunalt projekt om at nå 

ud til samtlige børn i hele Randers Kommune. En afgørende krumtap i processen var 

skoleinspektør Elsebeth Andersen, der formidlede kontakten til skolerne, og derved sikrede, at 

projektet reelt nåede ud til alle skoler i kommunen. Helga Hjerrild, kulturkonsulent i Randers 

Kommune, skildrer i sin artikel intentionerne bag projektet samt erfaringerne med at gennemføre 

det. Deres artikler skildrer således nogle af de organisatoriske aspekter af at gennemføre 

Teateroplevelser som et formidlings- og synliggørelsesprojekt i Randers.  
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Teater som begivenhed 

Louise Ejgod Hansen 

En teateroplevelse er en kompleks oplevelse, der rummer tre forskellige dimensioner: Fiktionen (hvad handler det 

om?), iscenesættelsen (hvordan skabes fiktionen?) og begivenheden (omgivelserne, mine egne reaktioner, det øvrige 

publikum). Intentionen med Teateroplevelser har været at give plads til hele oplevelsen.  

 

At gå i teatret er en mangefacetteret oplevelse: Hvad skete der, da jeg trådte ind i rummet? Hvordan 

så skuespillerne ud? Var der varmt? Grinede jeg, eller krummede jeg tæer? Hvor foregik stykket? 

Det er ønsket med workshoppen at give børnene mulighed for at ligestille de forskellige 

oplevelsestyper, en teaterbegivenhed giver dem. Det kan forstås som tre forskellige dimensioner: 

fiktionen, iscenesættelse og begivenheden. Når alle tre dimensioner skal inkluderes, så handler det 

om, at publikumsforskning har vist, at alle tre dimensioner er vigtige for publikum. Meget af den 

nyere teatervidenskabelige forskning forstår netop en teaterbegivenhed som mere end ’bare 

indholdet’: Det er også en social begivenhed og en iscenesættelse. Når vi fastholder alle tre 

dimensioner i oplevelsen, får vi også tydeliggjort, at en teateroplevelse er en kompleks social 

oplevelse. Det er denne oplevelse, børnene skal forholde sig til i workshoppen. 

De tre begreber fiktion, iscenesættelse og begivenhed kan ses som dimensioner af teateroplevelsen, 

og det er muligt at undersøge, hvilke af de tre, de forskellige respondenter lægger vægt på i 

forskellige forestillinger. Fiktionen forstår jeg som den fortalte fortælling, som den handling, de 

situationer og karakterer, der skabes på scenen. Iscenesættelsen er den kunstneriske fremstilling, der 

kan formuleres som spørgsmålet: Hvordan gjorde de? Her indgår forskellige elementer som 

skuespil, scenografi, lyd, lys, 

teknik m.m. Såvel fiktion 

som iscenesættelse er en del 

af opførelsen, altså af det, 

som den svenske 

teaterforsker Willmar Sauter 

kalder ”præsentationen af 

handlinger.”  

Begivenhedsbegrebet peger 

på en bredere forståelse af 

teaterhændelsen, der også 

rummer live-elementet, 

herunder ikke mindst den 

gensidige påvirkning mellem 

skuespillere og tilskuere. I 

forhold til teateroplevelser 

giver det mening at anvende 

Iscenesættelse 

Fiktion Begivenhed 
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begivenhedsbegrebet som det, der rækker ud over og interagerer med den iscenesatte fiktion: Det er 

ankomsten til teatret, det er sæderne i salen, det er publikum, der ler eller hoster osv. Det er en 

dimension, der let overses i samtalen om teatret, men som kan adresseres med spørgsmål som: 

Hvad gjorde du selv? Hvordan var tilskuerne? 

 

Yderligere læsning: 

Willmar Sauter (2000): The Theatrical Event. Dynamics of performance and perception. Iowa City: University of 

Iowa Press. 

Michael Eigtved (2007): Forestillingsanalyse: en introduktion. Frederiksberg: Samfundslitteratur. 

Matthew Reason (2010): The Young Audience. Exploring and enhancing children’s experiences of theatre. Stone on 

Trentham, England og Sterling USA: Trentham Books. 

Et edderkoppediagram fra workshoppen for de ældste. Forestillingen Det tavse skrig har for denne pige givet 
anledning til personlige refleksioner over både handlingen og publikums reaktioner. 
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Sjov eller alvor? 

Louise Ejgod Hansen 

I workshoppen for de yngste blev det tydeligt, at børnene lagde vægt på, at forestillingen var sjov. Men som artiklen 

viser, så betyder det ikke, at forestillingens alvorlige budskab blev ignoreret. Børnene formår simpelthen at kombinere 

en legende tilgang med en dannende tilgang og dermed at se en teateroplevelse som både sjov og alvor.  

 

 

Det empiriske materiale, der blev genereret i workshoppen for de yngste, pegede på et nærmest 

klassisk dilemma i forhold til børn og kunst: Skal de lære noget, eller skal de have det sjovt? 

Heldigvis viser materialet, at der ikke nødvendigvis behøves være tale om et enten eller: Børnenes 

respons er nuanceret og kompleks, hvilket demonstrerer, at de er fuldt ud i stand til at håndtere et 

både-og. Netop dette både-og er i et læringsperspektiv en væsentlig pointe i forhold til børnenes 

udbytte af en teateroplevelse. 

Analysen af workshoppen for de yngste er baseret på de i alt 130 tegninger, som de tre workshops 

resulterede i, samt på lydoptagelserne af samtaledelen, som efterfølgende er blevet transskriberet. Vi 

havde inviteret en 0., en 1., og en 3. klasse til at deltage i workshoppen for de yngste, og alle tre 

klasser så Louise Schouw Productions Kaptajn Bimses Jul, en eventyrfortælling, hvor pigen Anna 

drager højt mod nord sammen med Kaptajn Bimse for at hente Bøverniklen, så den ikke skal være 

ensom til jul. Derhjemme har de efterladt Gogelletten og Bamse Johnson, som bliver uvenner, 

mens de prøver at gøre klar til jul. Forestillingen rummer såvel en del sange som en masse fald-på-

halen-komik.  

Denne elev fra 1. klasse har både skildret forestillingens lykkelige slutning og ude i siden af tegningen fået plads til 
kassen med kyllingen – et af forestillingens morsomme indslag – samt ikke mindst rækken af stole til tilskuerne. 
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Legens kvalitet 

Fordi komikken spiller en væsentlig rolle i Kaptajn Bimses Jul, var workshoppene for de yngste med 

til at tydeliggøre et interessant forhold mellem det sjove og det alvorlige. Børnenes respons tyder på 

en dobbelt tilgang til teateroplevelsen, som betyder, at en teateroplevelse godt kan være både sjov 

og alvorlig. Men hvordan skal den dobbelthed forstås? Den danske legeforsker Carsten Jessen 

argumenterer for, at der er to forskellige sæt kriterier på spil i vurderingen af kunst for børn: Det 

ene skelner mellem god og dårlig/underlødig kunst, hvor målet med de kvalitativt gode oplevelser 

er dannelse. Det andet kvalitetskriterium skelner mellem det kedelige og det sjove/spændende. Det 

er et kvalitetskriterium, der hører hjemme i børnekulturen, og som er knyttet til legen: 

”Ved siden af og parallelt hermed findes en anden form for kulturel kvalitet, som ikke 

henter sin betydning fra en målsætning om udvikling og dannelse, men netop fra at være 

meningsfuld væren, her og nu. (…) Leg kan måske bedst beskrives som en særlig intensiv 

stemning eller en særlig måde at være til på, som man kan opleve – uanset alder, for leg er 

et alment menneskeligt fænomen, og ikke forbeholdt børn.” (Jessen, 2002, s. 27)  

Jessen argumenterer for, at det er vigtigt at betragte de to kriterier som forskellige: Det dannende er 

ikke altid sjovt, og det sjove er ikke altid dannende. Men det betyder ikke nødvendigvis, at konkrete 

tilskuere ikke formår at forholde sig til en teateroplevelse ud fra begge perspektiver. Og netop 

materialet fra pilotworkshoppene tyder på, at dobbeltheden dannelse og leg, alvor og sjov, spiller en 

afgørende rolle i børnenes teateroplevelser. Det gode ved dette er, at en ’sjov’ teateroplevelse er en 

oplevelse, eleven lader sig opsluge af og engagerer sig i. Derudover er legen i lighed med kunsten 

æstetisk og sanseligt organiseret, hvilket betyder, at en legekulturel tilgang også åbner op for, at 

iscenesættelsen, måden tingene bliver gjort på, får lov at være en del af teateroplevelsen. Det ses 

tydeligt i børnenes tegninger, som har en høj grad af præcision i gengivelserne af eksempelvis farver, 

og hvor også højtalere, drejescenen og projektørerne er medtaget. 

Det, der er grineren 

Der er bemærkelsesværdigt mange eksempler på, at dobbeltheden sjov og alvor indgår i børnenes 

samtaler: 

”Voksen: Og (barnets navn), hvorfor synes du, det var det vigtigste at fortælle? 

Barn 1: Fordi den gør sådan her. 

Voksen: Var det fordi, det var sjovt at se på? 

Barn 1: Ja. 

Barn 2: Jeg synes, det vigtigste var det der med, at han ikke kom til jul. 

Barn 3: Ja det sagde jeg også. Det er synd for ham ikke også? 

Barn 1: Jeg synes, det var det der hvor den sådan gok gok gok. 

Voksen: Hvor hun blev en høne? 

Barn 1: Ja (fortsætter et stykke tid med at sige som en høne)” (1. klasse) 

Her har vi en pige, som tydeligvis synes, at det er vigtigst, at forestillingen var sjov. Hertil peger de 

to andre piger på forestillingens tema om ensomhed som det vigtigste, og præsenterer dermed også 
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den voksne for det i et dannelsesperspektiv ’rigtige svar’. Pigen fastholder ikke desto mindre sin 

legekulturelle tilgang og dermed, at det var de sjoveste elementer, der var vigtigst for hende.  

I de tilbagemeldinger, vi fik fra lærerne efter workshoppene var der flere, der gav udtryk for en 

overraskelse over, at det sjove fyldte så meget: 

”Jeg synes, at de sjove scener overskyggede budskabet om det at være sammen, at være 

ensom, at man ikke må drille, så vedkommende bliver ked af det.” (svar på spørgeskema) 

Ud fra tegningerne og samtalerne vil jeg argumentere for en nuancering af denne udlægning: Det er 

rigtigt, at nogle af de elementer i forestillingen, som børnene fremhæver som sjove, fylder meget i 

tegningerne. Eksempelvis er spøgelset med på 25 tegninger og tryllescenen er på 9 tegninger. Men 

to tematisk vigtige scener, slutscenen og scenen, hvor Anna og kaptajnen kommer frem til 

Bøverniklen, er med på henholdsvis 48 og 10 tegninger.   

I en diskussion af, om det er fiktionens budskab, som maner til eftertanke, eller de sjove elementer i 

forestillingen, børnene bider fat i, er det vigtigt også at se på, hvilken forestilling børnene har set. 

Kaptajn Bimses Jul er en forestilling fuld af sjove elementer. Flere af scenerne i forestillingen – det 

gælder såvel spøgelsesscenen som tryllescenen – spiller reelt ingen betydning for plottet i 

forestillingen. Det er scener, hvis dramaturgiske funktion udelukkende er at fremkalde latter (og 

gys). Det er altså ikke underligt, at børnene fremhæver det sjove. Adspurgt om, hvad der var det 

vigtigste i forestillingen, svarer rigtigt mange af børnene: ”at man ikke skal være ensom til jul,” 

hvilket må siges at være en helt korrekt udlægning af forestillingens budskab. Dette budskab 

I samspil med børnenes fantasi skabes billeder, der overgår det, der faktisk foregår på scenen. Denne dreng har digtet 
et helt snelandskab med sol og træer som en del af den afgørende scene, hvor Bøverniklen reddes. Samtidig peger 

pilen til højre mod den lykkelige slutning på den farefulde rejse.  
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formidles temmelig tydeligt i forestillingen, og jeg vil argumentere for, at netop tydeligheden og 

entydigheden i budskabet bidrager til, at det ikke behøver fylde særligt meget i efterbearbejdelsen: 

Børnene har forstået det. Og hvad mere er: De behersker også dobbeltheden mellem det sjove og 

det alvorsfulde på en kompetent og reflekteret måde. Flere af scenerne i forestillingen rummer 

eksempelvis en dobbelthed af det sjove og det ondskabsfulde. Som følgende samtalepassage viser, 

er det en dobbelthed, børnene er bevidste om: 

”Voksen: Var han god til at trylle? 

Barn: Ja lidt, (utydeligt) 

Voksen: Hvad var det, der gik galt? 

Barn: At han tryllede hende om til en kylling 

Voksen: Var det godt, han gjorde det? 

Barn: Næ. 

Voksen: Men det var sjovt? 

Barn: Mmm” (1. klasse) 

Man kan fremstille det som evnen til at skifte perspektiv på forestillingen: enten som sjov eller som 

alvorlig. Det enkelte barn kan skifte perspektiv mellem scenerne, men derudover vil der være 

forskel på børnenes udlægning. De to nedenstående citater er to forskellige børns vidt forskellige 

gengivelse af samme scene: 

”Voksen: Nå, ja, det er rigtigt, der var noget med nogle guirlander, der klistrede fast til 

bamsen. Og hvad var det så, der skete? 

Barn: Så gik han. 

Voksen: Og hvad synes du om, at han gik? 

Barn: Det var særligt ikke pænt af ham. 

Voksen: Det var kaninen, det ikke var særligt pænt af ikke? 

Barn: Jo. 

Voksen: Hvordan endte det? 

Barn: Det ved jeg ikke. 

Voksen: Hvad synes du om, at han gik? 

Barn: Det var ikke særligt sjovt.” (0. klasse) 

 

”Voksen: Og (barnets navn), hvad synes du, var det vigtigste i teatret. Hvad synes du, var 

det vigtigste at fortælle bagefter? 

Barn: Der hvor han skal ligge stjernen op. 

Voksen: hvad skete der der? Det er lang tid siden, jeg har set den. 

Barn: Det er der, hvor han gør sådan (utydeligt, en masse andre der blander sig og snakker 

om kaninen) og så sådan der. 

Voksen: Nåå. 

Barn: Så siger han: ’gider du godt lige stå sådan her’, så siger bamsen ’hvad er det, der det 

sådan banker’. ’Det er nok din røv’, siger kaninen. 

Voksen: Sagde den det?  

Barn: Ja (fnis). Det er det, der er grineren. 
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Flere af scenerne i Kaptajn Bimses jul rummer en dobbelthed af det sjove og det ondskabsfulde, som 

kun fungerer i kraft af forestillingens fiktionskarakter. Humoren i scenen minder om forskellige 

former for ’ondskabsfulde’ børnevittigheder, der netop er morsomme, fordi fiktionskontrakten 

giver mulighed for et opgør med det opdragende voksenperspektiv: ”En lang række 

børnevittigheder spiller direkte på vores (de voksnes, min tilføjelse) manglende evne til at skelne 

mellem virkelighed og fiktion.” (Juncker, 1998, s. 139). 

Bevidstheden om, at 

det ikke er virkeligt, 

giver børnene 

mulighed for at skifte 

perspektiv på fore-

stillingen og se det 

alvorlige som sjovt. 

Det enkelte barn kan 

skifte perspektiv 

mellem scenerne, 

men derudover vil der 

være forskel på bør-

nenes udlægning af 

den samme scene, 

som det fremgår af de 

to citater. 

 

I Teateroplevelser er vores tilgang anerkendende. Det betyder, at det ikke er vores opgave som voksne 

at dømme, hvorvidt den ene udlægning er mere korrekt end den anden (se Pernille Welent 

Sørensens artikel på s. 22). Derudover er det væsentligt at påpege, at også i et forestillingsanalytisk 

perspektiv er det umuligt at afgøre, om den ene eller den anden læsning er den korrekte. Der er tale 

om et både og, og enhver udlægning, der forsøger at afgøre den uafgørlighed vil fremstå som et 

opdragende forsøg på at få børnene til at se noget bestemt. 

 

Yderligere læsning: 

Carsten Jessen (2002): Kulturel kvalitet for børn. In Flemming Mouritsen m.fl. (red.): Børnekultur og andre 

fortællinger. Odense: Syddansk Universitetsforlag. 

Beth Juncker (1998): Når barndom bliver kultur. Om børnekulturel æstetik. København: Forum.  

Beth Juncker (2004): Gab - det er kedeligt. Om børns smag. In Tidsskrift for Børne- og Ungdomskultur, nr. 47. 

Flemming Mouritsen (1996): Legekultur. Essays om børnekultur, leg og fortælling. Odense: Odense 

Universitetsforlag.  

Tegning i stilhed skaber et koncentreret rum for de yngste elever 
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Veninden, frøen og edderkoppen 

Louise Ejgod Hansen 

For de ældste børn spiller forholdet mellem iscenesættelsen og fiktionen en afgørende rolle: De reflekterer over 

skuespillerne fysiske arbejde, de afstemmer forventninger til fortælleforløbet ud fra kendskab til etablerede 

konventioner, og de sætter fiktionen i spil i forhold til en genkendelig virkelighed. Samtidig er de bevidste om teatrets 

karakter af social begivenhed og giver udtryk for, at den har stor betydning, hvad enten det drejer sig om venindens 

fnisen, larm på publikumsrækkerne eller om, at en af skuespillerne ligefrem rører ved en. 

 

I denne artikel ser jeg nærmere på udbyttet af workshoppen for de ældste. Hvad peger materialet fra 

de 5 pilotworkshops på, at eleverne fremhæver i deres teateroplevelser? Vi valgte at gennemføre 

workshops med både den yngste og ældste del af målgruppen. Det var vigtigt, fordi forløbet skulle 

kunne bruges med lige stort udbytte af 5. som 10. klasse. Derudover valgte vi at præsentere eleverne 

for to meget forskellige forestillinger. Målet med Teateroplevelser har været at lave et forløb, der kan 

gennemføres uafhængigt af, hvilken forestilling børnene har set. Med de to valgte forestillinger blev 

dette mål for alvor testet, og det, der er en afgørende kvalitet, viste sig: Børnenes respons afhænger i 

høj grad af forestillingen, hvilket peger på en æstetisk bevidsthed og sensibilitet, som kommer til 

udtryk som en del af workshoppen.  

Vi gennemførte tre workshops i tilknytning til Carte Blanche og Teater Rundt på Gulvets 

forestilling Glashus med 5. og 6. klasse, og to workshops ud fra Teatret Neos Det tavse skrig med 8. 

og 9. klasse. De to forestillinger er meget forskellige: Glashus er en performanceforestilling, hvor der 

lægges vægt på det fysiske og gestiske, og hvor en kronologisk fremadskridende logik er erstattet af 

fortællemæssige spring og brud på fiktionskontrakten. Det tavse skrig er en socialrealistisk forestilling, 

der arbejder med en høj grad af troværdighed og genkendelighed i personfremstillingen. 

Fortællingen har en traditionel, fremadskridende fortællestruktur. Disse forskelle spiller naturligvis 

ind på elevernes refleksioner. 

Iscenesættelse 

Den vigtigste oplevelse: ”Da hende planten stod og lavede sjove tiltag med sjove lyde”, 

hvilket uddybes: ” Planten sagde biip bip dyd ratatata; hun gik op og ned og rundt, tog 

stigen og satte sig der og lod som om hun drak en kop kaffe eller te; Da hun ventede på 

frøet og fejede og støvede af og bagte boller” (6. klasse) 

Overstående citat er fra et edderkoppediagram udfyldt af en elev fra 6. klasse. Her er eleven blevet 

bedt om at pege på den vigtigste oplevelse, og hun peger altså på en del af iscenesættelseselementet i 

Glashus. Hun har hermed løst en ikke helt let opgave, nemlig skriftligt at beskrive, hvordan 

skuespilleren agerede, samtidig med, at hun beskriver, hvordan bevægelserne og lydene tilsammen 

skaber en fiktion. De sanselige og konkrete beskrivelser åbner i denne sammenhæng op for at tale 

om en del af forestillingen, det ellers kan være en udfordring at håndtere sprogligt: Skuespillerens 

fysiske gestaltning af en fiktiv situation. I scenen fremfører skuespiller Merethe Byrial en serie af 
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bevægelser samtidig med, at hun laver lyde til. Uden ord og rekvisitter får hun skabt en fiktion om, 

at hun går og venter på, at det frø, hun lige har plantet, skal spire. I dramaturgisk forstand er det 

måske ikke en specielt afgørende scene, men det er en scene, som meget godt fanger forestillingens 

æstetik og spillet mellem det abstrakte og det konkrete i en forestilling, der ikke først og fremmest 

arbejder med at skabe en narrativ fortælling. Alt dette har eleven om end ikke reflekteret så i hvert 

fald registeret ved at pege på denne scene som den vigtigste for hende. Samtidig er det interessant, 

hvor konkret fiktionen bliver i hendes aflæsning: ”Hun lod som om hun drak en kop kaffe eller te” 

Det var ganske vist ikke til at afgøre, om det var det ene eller det andet – der var jo ingenting – men 

det var i hvert fald hverken cola eller portvin. 

Den legende tilgang 

I Glashus er den legende brug af det æstetiske udtryk en central del af forestillingen, hvilket også 

afspejler sig i elevernes refleksioner. De giver udtryk for, at det er en sjov oplevelse og peger i høj 

grad på de forskellige iscenesættelsesmæssige elementer som årsagen hertil. Den legende tilgang 

spiller altså en stor rolle for elevernes oplevelse af Glashus som en god kunstnerisk oplevelse (se 

også artiklen: Sjov og alvor). Det gælder også for denne elev, der fremhæver effekterne som det 

vigtigste i oplevelsen. Han skriver i sit edderkoppediagram: 

”Røg, lys og en crazy mand” med uddybningen: ” Det var flot i starten med lys og røg; 

Ham der den mærkelige mand sagde nogle sjove lyde” (6. klasse) 

Samme elev besvarer spørgsmålet ”Hvad følte du?” med ”Kedsomhed i starten og slutningen” (6. 

klasse). Vurderingen af, at Glashus formår at ramme denne legende kvalitet, varierer naturligvis fra 

barn til barn: Således vælger en enkelt elev at markere sin utilfredshed med forestillingen (og 

workshoppen) ved kun at skrive ”Ingenting, det var kedeligt” i sit edderkoppediagram. Netop 

kedelig er ifølge Carsten Jessen den negative modpol til det sjove. Når det overhovedet er vigtigt, så 

handler det dels om, at børnenes tilgang er meget præget af denne type vurderinger: det var 

sjovt/kedeligt bruges rigtigt meget, når de skal forholde sig til forestillingens forskellige elementer. 

Disse standardudtryk bliver i samtalen med eleverne uddybes, så der gradvis kommer flere ord og 

nuancer på elevernes fremstilling af deres oplevelse.  

I forhold til Glashus, så er Det tavse skrig en alvorlig forestilling, hvor der stort set ikke er nogle sjove 

scener. Det går også igen i børnenes reaktioner på forestillingen, at de har taget den alvorlige 

tematik til sig, men der er dog også elever, der synes, det er blevet lidt for tungt. Det gælder for 

eleven, der vælger scenen, hvor Mette er ved skoleinspektøren; en scene, hvor den voksnes 

manglende lydhørhed er så grotesk, at scenen bliver komisk. Og netop derfor vælger eleven denne 

scene: ”fordi han var sjov, og det virkede til, at han var forvirret” (6. klasse). 

Den legende tilgang til forestillingen peger på, at det æstetiske niveau er vigtigt i forestillingen: Det 

er i høj grad iscenesættelsen, der fremhæves i elevernes vurdering, af om især Glashus er god. Dette 

må imidlertid ikke ses som et udtryk for, at eleverne ikke tager forestillingen alvorligt. Blikket for 

iscenesættelsen og formsproget kan sagtens kombineres med en refleksion over indhold og tematik. 

I forhold til Glashus formuleres dette helt præcist af en elev, der på arket ”Hvad følte du?” skriver: 
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”Jeg følte lidt skyld fordi ja det med global opvarmning, og jeg følte også meget glæde med stykket” 

(5. klasse). For Det tavse skrig gælder, at eleverne i langt højere grad forholder sig til fiktionen og dens 

tematik om svigt og selvmord. 

 

Det mærkelige og det genkendelige 

I Glashus fylder det rigtigt meget, at iscenesættelsen af det ellers meget abstrakte fiktive univers – er 

hun en plante? Er Glashuset et rumskib? – benytter sig af genkendelige hverdagselementer: Mange 

af børnene kommenterer, at karakteren Lille Frø har en Sportigan-pose på hovedet, samt at spillerne 

er iklædt cykeltøj. Undervejs siger damen også ”og så var du med i X-factor” og denne replik har 

mange af børnene hæftet sig ved. Ved at kombinere underlige og ubestemmelige ting med det helt 

genkendelige giver Glashus mulighed for at associerede tankerækker spiller med i 

betydningsdannelsen: De to karakterer er planter, og han hedder lille frø. Samtidig er han en meget 

hoppende og livlig person, hvilket principielt bryder med en plantes normale (?!) handlemåde. For 

en del af børnene betyder det, at han også opfattes som ’en frø’ – en af eleverne har sågar tegnet 

ham som sådan. Jeg ser det ikke som en misforståelse, men som en kompleksitet i elevernes 

aflæsning af forestillingen. Uanset hvad, er det en karakter, der ikke sådan lige er til at indplacere i 

en bestemt begrebskategori. 

”Elev 1: Jeg starter. Det vigtigste i dag det var lille frø, for han var med i X-faktor, han så 

sjov ud, han var grøn, han skriger hele tiden, og det er det, jeg har skrevet. 

Voksen: Og så har du tegnet? 

Elev 1: Ja og så har jeg tegnet lille frø herovre. 

Eleverne fra 6. klasse griber fat i mange forskellige elementer af forestillingen,  
når de i arkøvelsen skal svare på spørgsmålet: Hvad så du? 
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Voksen: Og du så ham simpelthen som en lille frø? 

Elev 1: Ja. 

Elev 2: Han var jo ikke en frø, han var en plante. 

Voksen: Du tænkte ham som en plante? 

Elev 2: Det var han, for det sagde hun. 

Elev 1: Han var en plante, som blev til en frø, og så havde han nattøj på.” (5. klasse) 

Forestillingen tilbyder et ubestemt mulighedsrum, hvor betydningsdannelsen ikke umiddelbart ligger 

fast og kan skifte undervejs i forestillingen. Det betyder, at flere forskellige aflæsninger af samme 

genstand er mulig. For nogle af børnene er det fint, at betydningen skifter i løbet af forestillingen, 

eller at andre har aflæst samme genstand som noget andet. For andre af børnene er det 

problematisk, at den begrebsmæssige bestemmelse ikke er mulig. Den udfordring, børnene møder i 

Glashus, handler netop om at være i stand til at rumme et ubestemt betydningsrum, hvor svarene 

ikke er entydige, og hvor én tolkning ikke er mere korrekt end en anden.  

Også i Det tavse skrig spiller genkendeligheden en vigtig rolle for eleverne, men på en lidt anden 

måde. Forestillingen kan karakteriseres som realisme, og den tager relevante, aktuelle problemer op 

ved at fremstille genkendelige personer og genkendelige problematikker. Og det er netop realismen i 

forestillingen, som eleverne hæfter sig ved, når en elev eksempelvis skriver: ”Forældre kan sagtens 

være, ligesom manden spillede dem” (9. klasse) og en anden: ”Det minder om noget, vi selv har 

oplevet” (9. klasse). 

I flere tilfælde åbner workshoppen for nogle meget personlige refleksioner, som eleven, der beretter 

om sin handikappede lillebror: 

”Elev: Jeg har tegnet en mand. En alkoholiker og en som ligger ned. Fordi jeg synes, det 

er vigtigt, at man ikke skal bedømme folk, hvis man er alkoholiker. Eller fordi man er 

grim. Man kan jo ikke gøre for, man kan jo ikke selv gøre for, hvis man er født med et 

handicap. Men folk de kigger bare ned på folk, fordi at de er særlige. Det er selvfølgelig 

hans skyld, at han begynder at drikke, men alligevel. Han kan sagtens være et rart 

menneske, selvom han er alkoholiker, og det er sådan set det, jeg har taget ud fra. At man 

ikke skal bedømme på, hvordan man ser ud, men på hvordan, på den person man er. 

Voksen: Hvorfor er det vigtigt for dig i forestillingen? 

Elev: Fordi jeg synes, at der er mange mennesker, som dømmer, ej hun er grim, hende 

gider jeg ikke snakke med eller, hvis man har et handicap. Øhm jeg har en lillebror som 

har et handicap – op til flere. Og der er mange som bare nedstirrer ham, og ikke fordi han 

ligner en handicappet, det gør han overhovedet ikke. Han ligner en normal en, men det at 

han ikke er normal inden i, det er der mange folk, som ikke gider snakke med ham, fordi 

han er sådan.” (9. klasse) 

Med Teateroplevelser skabes der et trygt rum, hvor øvelserne gennem individuel fordybelse i elevens 

egen oplevelse også giver mulighed for, at oplevelsen kobles til mere personlige refleksioner. 



 17 

Aflæsning af fortællekonstruktionen 

Målet med Teateroplevelser er ikke forestillingsanalytisk. Der introduceres ikke til redskaber og 

modeller, der kan bruges til en analyse. Det workshoppen til gengæld gør, er at aktivere de 

analytiske værktøjer, som eleverne i forvejen har med sig, og give dem mulighed for at anvende dem 

i en bredere sammenhæng, hvor den personlige stillingtagen er i centrum. At dette også er en faglig 

udfordring var tydeligt undervejs – og der var ikke nogen nødvendig sammenhæng mellem 

analytiske kompetencer og evnen til at reflektere og vurdere en personlig oplevelse.  

Et af de elementer i teateroplevelsen, der aktiverede elevernes analytiske kompetence, er 

aflæsningen af forestillingens fortællekonstruktion. Den tyske receptionsteoretiker Wolfgang Iser 

bruger begreberne anticipation og retrospektion til beskrive receptionen af værker, der opleves over 

tid (bøger, teaterforestillinger, film). Undervejs i forestillingen skabes en forventning om, hvordan 

det videre forløb skal være. Denne forventning modificeres af de efterfølgende hændelser, der også 

kaster et nyt lys på tidligere hændelser. Noget af det, eleverne peger på, er deres egen evne til at 

aflæse forestillingens virkemidler, og hvordan de på den måde selv skabte en forventning om, hvad 

der ville ske: 

”Scenen var lidt dyster, og jeg tænkte med det samme, da fotografen sagde, at Nadia ikke 

var der, at der var noget galt.” (9. klasse) 

”Man ’falder’ nærmest ind i scenen, fordi lyset er dæmpet, og lyden er oprevet. Man 

forventer, der sker noget” (9. klasse) 

”Jeg tænkte nok, de begik selvmord” (9. klasse) 

Det tavse skrig aktiverer elevernes evne til at konstruere og aflæse et handlingsforløb, som når denne dreng 
vurderer, at ”det var en god scene at slutte af med.” 
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Når det overhovedet er muligt for eleverne at have forventninger til det videre handlingsforløb, er 

det fordi enhver teaterforestilling i højere eller mindre grad trækker på nogle konventioner omkring 

for eksempel fortællestrukturer. Det tavse skrig gør dette i langt højere grad end Glashus, og derfor er 

det heller ikke så mærkeligt, at eleverne primært udtrykker overraskelse over forløbet i Glashus, der 

radikalt bryder med den etablerede fiktionskontrakt, mens de i forhold til Det tavse skrig giver udtryk 

for, at deres forventninger blev opfyldt. På et afgørende punkt afviger Det tavse skrig dog fra den 

klassiske Hollywood-berettermodel: slutningen, hvor der ikke tilbydes nogen form for håb eller 

happy ending. Netop dette giver anledning til en diskussion om forventninger og præferencer 

blandt nogle af eleverne: 

”Elev 1: Ja, nemlig. Så jeg blev sådan lidt overrasket over at de gjorde det (begik 

selvmord). Jeg havde forventet, at nu ville det hele ende lykkeligt, og det plejer det jo også 

at gøre. Når man ser sådan noget, så ender det hele jo lykkeligt… 

Elev 2: Det er fordi, du kun ser kærlighedsfilm. 

(Grinen) 

Voksen: Hvad tænkte du ved, eller hvad følte du ved, at det var sådan en tragisk slutning? 

Elev 1: Det ved jeg egentlig ikke. Jeg tænkte ikke så meget, for så lige pludselig blev det 

hele bare tændt. Og så skulle man bare ud og pfff… 

Elev 3: Og så døde de… 

Elev 1: Så blev de sådan lidt… men jeg synes ikke det var så godt. Jeg er mere til lykkelige 

slutninger. Happy ending. 

Voksen: Du vil hellere have en happy ending. Har det gjort indtryk på dig, at den ikke var 

happy? 

Elev 1: Ja, det har det da. Det passer jo meget godt, for hele vejen igennem har det jo 

været sådan en lidt sørgelig film… 

Elev1 2: Teater… 

Elev 1: …og der havde hele tiden været sådan noget…ja, teater…der havde hele tiden 

været noget sørgeligt i den, altså nogle gange er der kommet lidt komik og sådan, men det 

passer jo egentlig meget godt til teaterstykket, at det ender sørgeligt.” (9. klasse) 

Denne form for refleksioner over form og indhold bringes på banen af eleverne selv, fordi det 

opleves som vigtige i forhold til deres teateroplevelse. De reflekterer og diskuterer, hvordan 

forventninger skabt af scenografien og stemningen samt af tidligere oplevelser med teater og film 

præger oplevelsen.  

Også i Glashus aktiverer eleverne evne til at afkode en fortællekonstrukrion. Undervejs i 

forestillingen sker der et radikalt brud i spillestil og fiktionsniveau: Fra at have været en ordløs 

forestilling i et ret stilrent univers, hvor vi som tilskuere ikke er en del af fiktionen, brydes der af, og 

figurerne ’damen’ og ’lille frø’ bliver til ’Kristoffer’ og ’Merethe’. Det sker ved, at Merethe kalder på 

Kristoffer, der i rollen som Lille frø er stukket ud af Glashuset, og som bliver væk liiige længe nok. 

Dette brud udlægges af en dreng således: 

”Elev: Jeg synes, det handlede lidt om den globale opvarmning.  

Voksen: Ja, det har du skrevet. Og hvordan oplevede du det? Hvordan viste de det? 

Elev: Ja, da de holdt den der samtale. Da de brød ud af skuespillet.” (6. klasse) 
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En anden elev skriver: ”at lige pludselig var de ikke ved at lave stykke” (6. klasse). Det er næppe 

forventeligt, at eleverne er i stand til at bruge begrebet metafiktion eller fiktionsbrud, som vil være 

den analytiske udlægning af, hvad der sker på dette sted i stykket. Ikke desto mindre er de fuldt ud i 

stand til at give udtryk for, hvad det er, der sker rent fortælleteknisk, ligesom de i forhold til Det tavse 

skrig var i stand til at aktivere en opøvet kompetence i at konstruere og aflæse narrative forløb.  

Den sociale situation 

Vi ser teateroplevelsen som en begivenhed, der ud over fiktionen og iscenesættelsen også 

indbefatter den sociale begivenhed. Derfor starter workshoppens erindringsøvelser allerede inden, 

de går ind i teatersalen, og derfor er det også i orden, at oplevelsen af den sociale situation fylder 

meget for nogle af eleverne. Det kan være det at komme ind i en teatersal, der er anderledes end 

forventet – eller hvis forestillingen spiller på skolen: at opleve gymnastiksalen helt forandret. Et 

andet vigtigt aspekt er samværet med de andre tilskuere, og især for 5. og 6. klasse oplevede vi, at de 

sociale relationer betød enormt meget, og faktisk kan være den vigtigste oplevelse. Det er tilfældet 

med pigen, der i sit edderkoppediagram skriver følgende: 

”Katrine overså trappen, og alle rundt om os grinede højt. Hun overså den, fordi der var 

mørkt inde i teatersalen” hvilket uddybes: ” Så: jeg så en scene med et mærkeligt glashus. 

Jeg så nemlig på scenen, imens hun faldt; Hørte: Jeg hørte grin, men jeg hørte også den 

lyd, det gav, da hendes fod stødte ind i trinnet; Følte: det var lidt svært i starten at 

koncentrere mig omkring skuespillet, fordi vi grinte af Katrine; Synes: at det var typisk 

Katrine lige op til skuespillet; Lidt senere kunne jeg koncentrere mig om stykket, selvom 

det var svært” (6. klasse) 

Set fra et lærerperspektiv eller et skuespillerperspektiv er dette måske ikke et ønskeudsagn – for fik 

hun så ikke noget ud af forestillingen? Et andet perspektiv er at se det som et ærligt udsagn fra en 

elev, der faktisk gerne ville opleve forestillingen, men som gør opmærksom på, at der altså også sker 

alt muligt andet. I responsen efter workshoppen gav en af lærerne udtryk for, at det overraskende 

hende, at eleverne i så høj grad fremhævede alt muligt andet end ’selve forestillingen.’ Set fra et 

publikumsforskningssynspunkt er det imidlertid en helt normal adfærd, eleverne udviser, og 

spørgsmålet er også, om det adskiller sig så meget fra den almindelige klassesituation (Prøv efter en 

time at spørge eleverne: hvad var de vigtigste, du oplevede i timen, og se, hvilke svar, der kommer). 

En hovedpointe vil være, at eleverne fremhæver begge dele: De har ikke glemt at følge med i, hvad 

der sker på scenen, blot fordi veninden på stolen bagved fniser.  

Desuden kan udsagn, der fokuserer på begivenheden, ses som en bevidsthed om sig selv i forhold 

til de andre, hvilket peger på, at en teateroplevelse også er en social læringssituation. Teaterbesøget 

er en uvant situation for eleverne i forhold til den normale undervisningssituation, og det er oplagt, 

at eleverne også bruger tid og opmærksomhed på at forholde sig hertil. Det er klart, at elevernes 

fortrolighed med at gå i teatret spiller ind i forhold til, hvor meget denne del af oplevelsen fylder. 

Men selv teatervante elever vil reagere på sammenhængen og forholde sig til, hvordan denne 

oplevelse adskiller sig fra tidligere.  
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Det er vigtigt at fastholde, at scenekunst netop opleves i et levende fællesskab, og at tilstedeværelsen 

af de andre tilskuere derfor faktisk er en vigtig del af oplevelsen. At grine, klappe eller være tavse i 

fællesskab er også en del af en teateroplevelse, som det tydeligt kommer frem, når eleverne 

reflekterer over slutningen på Det Tavse Skrig: 

”Jeg tror, at rigtig mange blev lidt overraskede over, at det gjorde det, fordi problemerne 

kunne godt have været løst, men de gjorde bare ikke noget selv for det.” (9. klasse)  

”Publikum: Der var meget stille til sidst og alle sad stille” (9. klasse) 

Under en af opførelserne af Glashus var der et teknisk uheld, som gjorde, at alle eleverne måtte 

forlade teatersalen lige efter forestillingens start, for så ganske kort tid efter at komme ind i salen 

igen. En del af eleverne peger på det tekniske uheld som den vigtigste oplevelse. Det interessante er, 

hvordan eleverne begrunder dette, fordi de her fremhæver oplevelsen af teaterforestillingen som en 

live-begivenhed: Der er mulighed for uforudsete hændelser. Et barn føler sig således næsten 

privilegeret: ”Det sker ikke så tit ” (5. klasse). Netop betydningen af liveaspektet af en 

teateroplevelse har været i 

centrum i den engelske 

teaterforsker Matthew 

Reasons publikumsforskning 

med børn og unge.  

Teatrets begivenhedskarakter 

er afgørende, også fordi 

publikums reaktioner meget 

direkte kan påvirke 

opførelsens forløb. Det bliver 

tydeligt, når man ser nærmere 

på, hvordan eleverne 

reflekterer over forskellige 

relationer mellem skuespillerne 

og tilskuerne. En direkte 

interaktion kan virke meget 

stærk: 

 

”Jeg synes, det var sjovt, at de kom hen og gav mig et chok og rørte ved mig” (6. klasse) 

Også i Det tavse skrig giver livesituationen og det, at skuespillerne er til stede i samme rum som 

tilskuerne anledning til refleksion, dog af en lidt anden karakter:  

”Voksen: Nu kan jeg se, at I alle sammen har skrevet noget om det her, at der er lidt larm 

ind i mellem? 

Elev 1: Ja, det er der jo altid. 

Voksen: Det er der altid? 

Elev 2: Det har jeg ikke skrevet. 

En alvorlig forestilling kan sagtens være en god og spændende oplevelse – 
med mindre man sidder og er sulten under hele forestillingen. 
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Voksen: Hvad gør det? Altså hvad betyder det, at der sidder nogen sådan rundt omkring 

en? Man kan høre dem undervejs? 

Elev 1: Det betyder vel meget for dem, som står oppe på scenen. 

Voksen: Mmm, 

Elev 1: At der ikke er helt stille, når de skal snakke. 

Voksen: Hvad tror du, det betyder? 

Elev 1: Det ved jeg ikke, at de keder sig måske? Det ved jeg ikke, spørg (elevens navn). 

Voksen: Spørg (elevens navn)… har du også skrevet om larmen (elevens navn)? 

Elev 3: Ja, for jeg bliver lidt øh, det kan godt blive lidt træls, hvis der er for meget larm, og 

man sidder og følger med i et eller andet hvis det er spændende.” (9. klasse) 

Eleven her ønsker sig en stilhed, der gør det muligt at følge med i forestillingen. Dette kan ses som 

et ønske om så en høj grad af indlevelse i fiktionen, at begivenhedskarakteren glider helt i 

baggrunden – man glemmer de andre. I stærk modsætning hertil står Glashus, hvor en stor del af 

børnene netop peger på, at det virker enormt stærkt, at Merethe henvender sig direkte til dem – og 

endda rører ved en af dem. Denne forskel i receptionsformer kan beskrives ved hjælp af 

kunstteoretikeren Michael Frieds begreber om absorption og teatralitet, som beskriver to forskellige 

måder, et værk kan henvende sig til beskueren på. Et værk, der tilbyder absorption, tilbyder netop 

tilskueren at glemme sig selv og lade sig opsluge i værkets fiktion, mens et teatralt værk omvendt 

hele tiden vil gøre opmærksom på sig selv som et værk og på kommunikationssituationen. 

Forskellige kunstneriske traditioner har privilegeret enten det ene eller det andet, men som jeg ser 

begrebet, ligger der ikke nødvendigvis nogen værdiladning: Der er tale om forskellige 

udtryksformer. Elevernes dialog omkring forholdet mellem sal og scene viser, at de i workshoppen 

reflekterer over, hvilke virkemidler forestillingen benytter og dermed også hvilken type 

teateroplevelse, forestillingen har lagt op til. Det peger også på, at vi med Teateroplevelser for 5.-10. 

klasse har nået vores mål om at skabe en workshop, som giver plads til kompleksiteten i 

teateroplevelsen, og som kan bruges i forhold til vidt forskellige forestillinger. 

 

Yderligere læsning: 

Wolfgang Iser (1980): The Reading Process: A phenomenological approach. In Jane P. Thompson: Reader-response 

Criticism: From formalism to post-structuralism. Baltimore: John Hopkins University. 

Michael Fried (1980): Absorption and theatricality: painting and beholder in the age of Diderot. Berkeley: 

University of California Press. 

Matthew Reason (2006): Young Audiences and Live Theatre, Part 2: Perceptions of liveness in performance. In 

Studies in Theatre and Performance, årg. 26, nr. 3. 
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Anerkendende samtalerum – at give skolebørn stemme i mødet med 
teater 

Pernille Welent Sørensen 

Gennem en anerkendende tilgang sætter vi børnenes egne oplevelser i centrum. Ved at stille autentiske spørgsmål – 

spørgsmål vi ikke kender svaret på i forvejen – får vi mulighed for at gå på opdagelse i hinandens erfaringer. Det 

åbner for en kompleks virkelighedsforståelse og for, at det enkelte barn får mulighed for at reflektere over sig selv i 

mødet med verden.  

 

”Jeg er meget imponeret over så selvstændigt og sanseligt, alle eleverne i klassen udtrykker 

sig. I dansk forsøger jeg at få eleverne til at skrive på andre måder, ved at spørge: Hvordan 

føles regn på din hud? Og det, som er så svært i den sammenhæng, lykkes her.” 

(Lærerkommentar efter workshop for 8. klasse).   

 

”Vi plejer ikke at tale så meget om teatret bagefter, måske lige når vi går ud fra 

forestillingen. Så spørger ens lærer ”Hvad synes du, det handlede om?” eller ”Kunne du 

lide det?” Her har vi tænkt på teater på en helt anden måde, det var på en måde som en 

rejse.” 

(Elev fra 8. klasse)  

Med konceptet Teateroplevelser har vi ønsket at give skolebørn fra 0. kl.-10. kl. mulighed for at 

udtrykke sig om deres scenekunstneriske oplevelser.  

1. Vi har ønsket at skabe en ramme, som tillader skolebørn at sætte ord på egne 

følelser og erfaringer i forbindelse med teateroplevelsen og at indgyde dem 

mod til at udtrykke sig gennem tegning, skrift og ord.  

2. Vi håber at give eleverne en mulighed for at tale om teater på en anden måde, 

som levner plads til hele oplevelsen.  

Vi har valgt at etablere et anerkendende samtalerum for, at alle eleverne skal føle, at det, de har på 

hjerte, er noget værd. Det betyder, at man som workshop-tovholder skal være meget opmærksom 

på den måde, man møder skolebørnene og dermed også den måde, man taler med dem på. Som 

tovholder kan man etablere en særlig ramme, skabe et særligt rum for at kunne udtrykke sig. Alle 

skal opleve, at deres erfaringer, tanker, følelser og sansninger omkring teateroplevelsen har 

betydning og værdi i det fælles. Derfor vægtes det højt, at alles meninger, tegninger og ord har vægt 

og er gyldige bud.  

Som tovholder kan det være en udfordring ikke at guide samtalerne hen i retningen af analyser som 

f.eks. berettermodellen eller spørge, hvad der ’virkeligt skete’, hvilket gør oplevelsen rigtig eller 

forkert. I overensstemmelse med det anerkende udgangspunkt undersøger vi det, den anden siger, 

ved at spørge nysgerrigt, så vi bliver rigere på den andens univers.  
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Når eleverne kommunikerer med hinanden, opfordrer vi dem til at være en slags opdagelsesrejsende 

eller detektiver i hinandens universer. Det vil sige, at man spørger nysgerrigt ind til det, den anden 

fortæller, og at man undlader at fortælle om sine egne synspunkter eller eventuelle uenigheder. Man 

er på opdagelse hos den anden. Og gennemgående for Teateroplevelses-forløbene er, at elevernes 

forskellige oplevelser står ved siden af hinanden som supplementer, der gør teateroplevelsen mere 

kompleks og skaber langt flere nuancer i fortællingerne om oplevelsen.  

Autentiske spørgsmål 

”Hvad var det vigtigste eller 

stærkeste ved teateroplevelsen for 

dig?” Spørgsmålet åbner en del af 

Teateroplevelses-workshoppen. 

Og på spørgsmålet om det 

vigtigste eller stærkeste ved 

teateroplevelsen svarer børnene alt 

fra en central scene i 

teaterforestillingen, venindens grin 

på bagerste række, en rekvisit, en 

særlig stemning eller lyssætning, 

eller at man er så sulten, fordi 

morgenmad stadigvæk står uspist 

hjemme på køkkenbordet. Ved at 

stille et autentisk spørgsmål, et 

spørgsmål som kun den adspurgte 

kan svare på, kommer eleverne 

selv på banen med egne erfaringer 

og oplevelser.  

Det centrale i elevernes udtryk bliver ikke en teateranalyse, men en form for moderne dannelse, 

hvor eleverne reflektere over sig selv og sig selv i verden i mødet med teateroplevelsen. Også 

forventningerne, busturen på vej, teaterrummet, der så anderledes ud end sidst, hvem jeg sidder ved 

af, en irriterende hoste på vej, følelsen, der indtræffer, når mørket sænkes, eller når røgkanonen 

dækker hele teaterrummet med tåge, orienteringen mod udgangens lysende skilt, hvis det uventede 

sker, og man vil ud mv. Kort sagt: Her gives plads til oplevelsen og at sætte ord og billeder på det, 

der rør sig indeni.  

Autentiske spørgsmål er en måde at spørge på, som kan hjælpe dig med at holde dine egne 

holdninger, tanker og ideer væk fra samtalen. Autentiske spørgsmål kan fastholde din 

opmærksomhed på den anden, så du bedre forstår, hvad den anden oplever, tænker og føler.  

 

Teateroplevelser kan være komplekse og flertydige. Som denne elev 
skildrer, så er Lille Frø fra Glashus både en frø og en plante. 
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1. Autentiske spørgsmål er spørgsmål, som du ikke har et svar på, førend du har spurgt den 

anden.  

2. Autentiske spørgsmål tager afsæt i den adspurgtes oplevelser og erfaringer, ud fra devisen: 

Du er ekspert på dine egne følelser, erfaringer og oplevelser. 

3. Autentiske spørgsmål er åbne og nysgerrige. 

4. Autentiske spørgsmål kan f.eks. lyde sådan ”Kan du uddybe det mere?” eller ”Hvad betyder 

det når du siger …?”  

Vi samskaber verden gennem sproget  

Inspireret af socialkonstruktionistisk, systemisk og narrativ teori er præmissen, at vi skaber 

virkeligheden og hinanden i sproglig kommunikation. Når vi taler sammen, skaber vi forventninger 

til hinanden og dermed også hinandens positioner og handlemuligheder. Derfor er sproget ikke 

uskyldigt, og derfor bliver det afgørende, hvordan vi møder skoleklassen og hvert enkelt barn i 

klassen, samt hvordan eleverne får mulighed for at møde hinanden. Derfor fokuserer vi meget på de 

spørgsmål, vi stiller, de ord, vi anvender, når vi taler sammen, og når vi formulerer øvelserne.  Vi 

laver en sproglig anerkendende ramme, som alle øvelserne foregår i, også når der tegnes.  

Solsikkeprincippet – heliotropi – henviser til planter som solsikken, der vender sig mod solen og 

vokser i dens retning. Ordet er sammensat fra de græske helios (sol) og trope (vending). Princippet 

refererer til, at mennesker ligesom solsikken strækker sig efter solen og i overført forstand udvikler 

sig i de retninger, der sættes et positivt fokus på. Begrebet bruges ofte i forbindelse med den 

anerkendende metode og betyder i denne sammenhæng, at man kommunikerer respektfuldt og med 

fokus på de ressourcer, der er i handling, udtryk eller ytring. 

Nysgerrighed  

At være nysgerrig er at være 

undersøgende i forhold til andres 

oplevelser, forståelser og 

konklusioner. Det er et bud på, 

hvordan man praktiserer 

anerkendelse og undgår at blive 

fastholdt i egne forståelser og 

logikker. I Teateroplevelser spørger 

tovholderen derfor meget ”Hvad 

har du tegnet der?” ”Hvad vil du 

gerne have, jeg skal se på din 

tegning?” Eller: ”Hvad mener du 

med, at den detalje var grineren?”. 

Vi er nysgerrige og lydhøre over 

for de universer, som eleverne 

Den anerkendende tilgang 

 Ressourcetænkning  

 Identificere det vellykkede og værdifulde  

 Nysgerrig og undersøgende  

 Positive reformuleringer  

 Læring og fælles udforskning 

 Relationer  

 Opmærksomhed på hvad vi ønsker mere af  

 Tro på at mit bidrag har en værdi  

 Spejler verden og mig i verden  

 Giver plads til hele teateroplevelsen  
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folder ud for os i ord og tegninger. Vi har hver vores virkelighed og opfatter verden på baggrund af 

egne unikke situationer og forståelser. Beskrivelser og forklaringer af situationer er derfor altid 

tolkninger og en virkelighed for den, der oplever det. Således er ét menneskes virkelighed/oplevelse 

ikke mere sand eller objektiv end andres. Man kan sige, at vi lever i multiverser i stedet for i et 

univers.   

 

Yderligere læsning: 

 Den anerkende tilgang er en måde at møde andre mennesker på og samtidigt en sproglig værdsættelse, hvor 

vedkommende bliver set, hørt og forstået. Anerkendelse er tæt knyttet til nysgerrighed, hvor man undersøger og forsøger at 

forstå den andens tanker og hensigter. Vil du læse mere søg på: David Cooperrider & Suresh Srivastva eller læs Maja 

Loua Haslebo og Danielle Bjerre Lyndgaard ”Anerkendende ledelse”. Dansk Psykologisk Forlag, 2010.  

 Autentiske spørgsmål Det er den norske lærer og forsker Olga Dysthe, der har navngivet de autentiske spørgsmål. 

Læs mere om autentiske spørgsmål i Olga Dysthes bog ” Det flerstemmige klasserum”, forlaget Klim, 1997.  

 Multiverser og sociale konstruktioner af virkeligheden. Vil du vide mere om socialkonstruktionismen, 

mutiple identiteter mv. anbefales Kenneth Gergen ”Virkelighed og relationer” Dansk Psykologisk forlag, 2005.  

 Om narrativer og fortællinger som måde, hvorpå mennesket skaber mening og betydning: Jerome Bruner ”Mening i 

Handling”, Forlaget Klim, 2004.  

Elever fordybet i deres egen teateroplevelse under arkøvelsen. 
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Teateroplevelser – et rum til refleksion 

Tine Eibye  

Det er vigtigt for en succesfuld gennemførelse af workshoppene, at der skabes et rum, der er velegnet til fordybelse. Tine 

Eibye beskriver her, hvordan hun gennem fysisk opvarmning og musik har arbejdet bevidst med dette. Underviserens 

rolle og tilgang er afgørende for, at Teateroplevelser fungerer: En stram styring og klar kommunikation omkring 

hensigten skaber tryghed og plads til personlig refleksion i et rum, der fra starten af workshoppen er gjort helt klar, så 

unødige forstyrrelser undgås. 

  

En lokalitet kan, med enkle midler, signalere, at der er gjort plads til et koncentreret forløb, hvor 

børnene får mulighed for at genkalde sig dagens teateroplevelse. Ligesom underviseren ved at tage 

den fulde styring af rummet kan hjælpe børnene til at fastholde de erfaringer, følelser og tanker, den 

samlede teateroplevelse har givet dem.  

Et rum, hvor en teaterforestilling skal afvikles, er ladet med en stemning og en forventning om den 

forestående begivenhed. Straks når børnene træder ind i teaterrummet, er der mange indtryk at 

afkode og forholde sig til. Lyd, lys, scenografi og publikumsopbygning er med til at give indtryk til 

den samlede teateroplevelse. Når forestillingen efterfølgende begynder, og skuespillere og drama 

indtager scenen, så tilføres rummet yderligere udtryk. Idet teaterforestillingen tager den primære 

styring af rummets aktivitet, vil børnene få mulighed for at give sig hen i den scenekunstneriske 

oplevelse. Som tilskuere har de ikke ansvaret for at fylde rummet med aktivitet, men kan 

koncentrere sig om den teateroplevelse, som rummet er ladet med. 

Når børnene går ud af forestillingens rum og derefter træder ind i det lokale, hvor de skal arbejde 

med Teateroplevelser, er det vigtigt, at man som underviser markerer, at dette nye sted også har en 

særlig værdi. Børnene skal opleve, at der er etableret et rum til fordybelse. Her kan de få ro til at 

undersøge deres personlige oplevelse af teaterforestillingen og rammen for denne. Før var det 

teatret med deres forestilling, der påtog sig den primære styring af rummets energi, nu er det 

underviseren, der har det overordnede ansvar for, at det næste rum, rummet til forløbet med 

Teateroplevelser, fremstår indbydende og inspirerende. 

Et markant anslag 

Vi valgte i forbindelse med Teateroplevelser at afspille afslapningsmusik, allerede når børnene kom ind 

i rummet, hvor de skulle reflektere over deres teateroplevelse. Således var der lagt op til et forløb, 

hvor fordybelse og ro var i fokus. Gulvet var ryddet for borde og stole, og de materialer, der skulle 

bruges, stod klar. Vi, der underviste, ville gerne, at børnene skulle føle sig velkomne og ventede, når 

de trådte ind af døren. Ligesom det var vigtigt for os at præsentere et stramt og præcist program for 

dagen. Børnene skulle ikke være i tvivl om, at vi tog det fulde ansvar for at sætte rammen. Således 

kunne de rette deres fulde opmærksomhed på indholdsdelen af forløbet. 

Ved ankomsten blev børnene bedt om at stille sig ind i en kreds i midten af lokalet, mens 

skoletasker og overtøj kom ud til siden. Vi præsenterede os kort og beskrev det forløb, vi og de 
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sammen skulle have med Teateroplevelser, og så gik vi i gang med den fysiske opvarmning. Der blev 

ikke tid til at ’kede sig’ eller småsnakke om emner, som kunne forstyrre det enkelte barns erindring 

om den aktuelle teaterforestilling. Tværtimod stod vi klar til at gribe deres umiddelbare stemning og 

føre den med ind i det videre forløb. Ude på skolerne kan det være nødvendigt først at afvikle 

workshoppen en eller to dage efter forestillingen. Det kan sagtens lade sig gøre, men her er det 

mindst lige så vigtigt at skabe et rum, hvor eleverne kan fokusere på og genkalde sig oplevelsen. 

Ved at lave et markant og fokuseret anslag på Teateroplevelser, oplevede vi i alle de forløb, vi afviklede, 

at børnene genererede en interesseret og koncentreret energi, som førte dem ind i et inspirerende 

forløb med Teateroplevelser. Børnene havde selv energien, vi skulle blot hjælpe dem med at fastholde 

den.  

Opvarmning som fordybende faktor 

Hvert forløb med Teateroplevelser startede med 10-15 minutters fysisk opvarmning, der var hentet fra 

det dramapædagogiske felt. En tydeligt struktureret opvarmning, hvor underviseren er på forkant 

med øvelserne, danner en tryg ramme, hvor barnet og den unge kan udfolde sig og erfare glæden 

ved at bruge krop og stemme. Gennem fysiske øvelser af forskellig art fik børnene rørt kroppen og 

brugt stemmen. Da de kom direkte fra teatersalen, hvor de havde siddet stille og set forestilling, 

havde de brug for at bevæge sig. Desuden kan opvarmningen give en afslappet og energifyldt 

stemning, hvilket er et frugtbart afsæt for det videre arbejde i rummet. 

Opvarmningen var stærkt lærerstyret, hvilket var medvirkende til, at børnene kunne bevare en 

fokuseret energi på dagens oplevelser. De forblev i hver deres teateroplevelse. Min personlige 

erfaring er, efter mange års dramapædagogisk praksis, at jo mere jeg styrer en opvarmning, des mere 

trygge bliver børnene. De tør hoppe, springe, synge eller på anden måde indgå i de mange øvelser, 

netop fordi der er en underviser, der konsekvent bestemmer, hvad der skal ske. Når der lægges ud 

En lærerstyret opvarmning giver eleverne mulighed for at slappe af og koncentrere sig om selve forløbet. 



 28 

med en forventning om, at alle naturligvis deltager i den fælles opvarmning, føler barnet sig ikke 

nødsaget til at tage et valg om, hvorvidt det vil være med eller ej. Dette fravær af en valgsituation er 

for de fleste børn og unge en stor lettelse. Så er de befriende fri for at skulle vurdere, om de nu tør 

at være med. For de yngste børn vil det ofte være et genkendeligt legende fysisk univers, de møder i 

opvarmningen. De bringer deres erfaringer fra hverdagens leg med ind i denne del af forløbet. I 

forhold til opvarmning med de ældste elever oplever jeg, at de værdsætter en klar ramme, hvor de 

kan genkalde sig glæden ved fysisk aktivitet og det fællesskab, der opstår omkring det legende 

element.  

I forbindelse med Teateroplevelser benyttede og udviklede vi opvarmningsøvelserne, som var med til 

at skabe en energi, der befordrede den videre fordybelse. Ved at anvende det samme øvelsesforløb 

fra gang til gang, fik vi mulighed for at justere og nuancere materialet, der siden skulle 

mangfoldiggøres og videreformidles til andre undervisere. Med den fokuserede koncentration og 

den veloplagte energi, som opvarmningen affødte hos eleverne, var denne del af forløbet med 

Teateroplevelser væsentlig for den samlede proces. For os at se ville det ikke give det samme udbytte 

for barnet at arbejde med Teateroplevelser, hvis vi havde udeladt opvarmningen. 

Øvelserne beskrevet i folderen er afprøvet og udgør en energifuld og veloplagt start på 

Teateroplevelser. Men hvis en underviser har nogle øvelser, som vedkommende er mere fortrolig med 

og derfor har let ved at formidle, kan disse glimrende udgøre opvarmningen. Det afgørende er, at 

der skabes en fordybende energi i rummet. Om det er en leg, en dans eller en yogaøvelse der samler 

gruppen og skaber et fælles afsæt, vil antagelig ikke være afgørende for det videre forløb. Hvis 

underviseren har en yndlingsleg, så vil glæden ved udførelsen antagelig i sig selv være med til at 

fange deltagernes opmærksomhed og lyst til at deltage. Man skal dog stadig huske på, at den 

planlagte opvarmning skal være med til at skabe et rum, der lægger op til resten af forløbet med 

Teateroplevelser. Et rum, hvor barnets tanker, ideer, meninger og erindring af dagens 

teaterbegivenhed, skal understøttes. Her vil en tydelig lærerstyring af opvarmningen under alle 

omstændigheder være hensigtsmæssig.  

Musik skaber rum 

Musik lægger en stemning i et rum. Musik åbner ofte for lysten til at bevæge sig. Og musik kan 

mane langt de flestes generthed til jorden på et øjeblik. Når livlig rytmisk musik eller afslappende 

melodier afspilles, lægges der op til, at deltagerne indgår med fuld koncentration i øvelserne. Når 

der spilles musik i rummet ved deltagernes ankomst, så fornemmer de, at der er nogen der har ’en 

plan’. Desuden er der lagt en grundstemning, og musikken efterlader en positiv forventning, der 

giver afsættet for dagens program med Teateroplevelser. 

Erfaringen med, at musik er en vigtig stemningsskaber i det dramapædagogiske rum, kom tydeligt til 

udtryk under pilotworkshoppene. Den første dag, vi skulle afprøve konceptet med Teateroplevelser for 

0.-4. klasse, havde vi besøg af en 0. klasse, med 28 elever. Vi havde gjort rummet klar. Der var 

farvestrålende madrasser på gulvet til at sidde på, der var store skåle med masser af tusser i 

alverdens farver, og der blev spillet afslapningsmusik på ghettoblasteren. Selv stod vi parat til at 

modtage den store flok, der netop havde set årets juleforestilling på Randers EgnsTeater. Der var liv 
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og glade dage. Men hurtigt indfandt roen sig. Da alle stod i en kreds midt på gulvet, og jeg gik hen 

for at slukke for afslapningsmusikken, stod der 28 forventningsfulde børn og så på mig. I øjnene på 

dem lyste nysgerrighed og lyst til at være med til ’hvad det nu var’, vi skulle. Rummet havde allerede 

inden opvarmningen signaleret en energi, som vækkede børnenes interesse. De lyttede til dagens 

introduktion, og efterfølgende kastede de sig ud i opvarmningen med fokuseret og veloplagt energi. 

På trods af at vi ikke havde et stort lokale til rådighed på netop denne dag, gav det ingen anledning 

til problemer, at 28 livlige børn hoppede og sprang, sang og dansede.  

Med til denne erindring om vores første møde med en skoleklasse hører, at børnene efterfølgende 

gik i gang med den første øvelse tegning i stilhed, hvor de har fem minutter til at tegne den vigtigste 

oplevelse fra forestillingen. Her er der kun afslapningsmusikken som lyd i rummet. Da de fem 

minutter var gået, og børnene blev bedt om at afrunde øvelsen, kiggede de op fra deres tegninger og 

bad os om at få noget mere tid til at tegne i. Med musik og uden snak. Således erfarede vi, at selv en 

klasse med 28 livlige 0. klassesbørn kunne og ville blive i det koncentrerede rum med tid til at 

fordybe sig i den individuelle teateroplevelse. Da dagen med 0. klasse sluttede, kom klasselæreren 

hen til os og takkede for det ’gode råd’. Hun havde også lagt mærke til, hvor stor effekt musikken 

havde haft på børnene, så de kunne koncentrere sig og nyde den kreative proces i Teateroplevelser. I 

den efterfølgende uge skulle de på skolen have temadag, og hun ville straks gå hjem og anbefale, at 

man arbejdede med rolig musik som underlægning i rummet, hvor det var muligt.  

Eleverne opfordres gennem erindringsøvelsen i par til at være opdagelsesrejsende i hinandens teateroplevelser.  
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Et andet eksempel på musikkens betydning for forløbet af Teateroplevelser, var en dag hvor vi havde 

besøg af en 9. klasse, som havde været inde og se en forestilling, hvor nogle af livets store 

spørgsmål blev sat i spil. De unge kom ind i vores rum til Teateroplevelser og virkede trætte og 

følelsesmæssigt mættede efter forestillingen. De signalerede et stort behov for at ’være i fred’. Nogle 

beholdt overtøjet på, andre puttede sig langt ind under hætten i sweatshirten.  Langsomt kom de 

dog ind og stå i kredsen og efter en kort introduktion til det samlede forløb, så satte jeg musik på til 

opvarmningen. Jeg fandt en CD frem, jeg ikke plejede at bruge, men som muligvis var lige hvad 

denne flok af unge kunne have glæde af. Til swingende soulmusik lavede de banke-massagen. Først 

med forbeholdne miner, men kort tid efter med tydelig nydelse. Som om musikken og øvelsen 

’vækkede dem’ på en nænsom og omsorgsfuld måde. Efterfølgende var denne klasse aktiv i hele 

forløbet med Teateroplevelser, og flere af dem blev hængende i rummet efter forløbet for at snakke 

videre med os. Igen er min formodning, at musikken og det stemningsfulde rum var med til at få 

denne flok unge med ind i opvarmningen og det videre forløb med Teateroplevelser.  

På en måde er det at skabe et godt arbejdsrum for Teateroplevelser som at forberede at få gæster 

derhjemme. De, der kommer på besøg, mærker straks, om de er ventede, om man har forberedt sig 

og gjort sig umage for at skabe en ramme for en god aften. Som underviser er man vært for sine 

elever, og man har mulighed for at betone forløbet med Teateroplevelser igennem etableringen i og af 

rummet. 

Et forberedt rum 

Når børn og unge skal genkalde sig en teateroplevelse, skal de have mulighed for at blive i deres 

følelser, tanker og erindringer. Vi gjorde os umage for at have alt det praktiske forberedt inden, en 

klasse kom til os for at være med til et forløb. Der var rigelige mængder af A3 papir, store skåle med 

tusser (der virkede!), musik, der var specielt udvalgt, borde og stole eller madrasser stillet klar etc. 

Når vi således ikke behøvede at løbe ud for at finde en ledning til ghettoblasteren eller på anden 

måde tilførte rummet uro, så markerede vi, at dette arbejdsrum var klar, netop fordi vi havde ventet 

besøg. Når børnene ikke skulle prøve 3 røde tusser for at finde en, der duede, så kunne de bedre 

blive i deres egen energi. De behøvede ikke at spørge sidemanden, om der var mere papir. For det 

var der. Simple praktiske problemer kan skabe anledning til forstyrrende smalltalk og dermed bryde 

en god tankerække.  

Ved at iscenesætte et fysisk rum til Teateroplevelser, skabes der samtidig et mentalt rum, med plads til 

tanker, følelser, meninger og erindringer. Det var det enkelte barn eller den enkelte unge, der selv 

skulle undersøge sin personlige teateroplevelse, men det var os, underviserne, der satte rammen. 

Vores erfaring blev, at det veletablerede fysiske rum og den fordybende opvarmning kunne give 

plads for de autentiske erfaringer, deltagerne bragte med fra teaterforestillingens rum. Vores opgave 

var at skabe gode ’vækstbetingelser’, så børnene kunne fastholde og reflektere over deres egne 

teateroplevelser. Som undervisere i forløbene med Teateroplevelser blev vores opgave således at 

iscenesætte rammen for deltagernes autentiske oplevelser. 
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Fra 0.-10. klasse – hvordan? 

Louise Ejgod Hansen 

Hensigten med at lave to forskellige workshops var at sikre, at alle folkeskolens alderstrin kunne få glæde af 

konceptet. Vi valgte forskellige udtryksformer, der understøttede eleverne i at gengive og reflektere over så mange 

forskellige aspekter af teateroplevelsen som muligt.  

 

De to workshops favner tilsammen hele spændet af folkeskolens klassetrin, hvilket naturligvis har 

været en udfordring i udviklingen. Det stod fra starten klart, at det var nødvendigt at lave to 

forskellige versioner. Hvor det for de yngste klasser klart gav gode udtryksmuligheder, at 

workshoppen var baseret på tegning, så ville det ikke gå i de ældste klasser. Tegning går i løbet af 

skoletiden fra at være en generel kompetence, som alle synes, de behersker, til at være en 

specialkompetence. Med tredje klasse hørte vi allerede kommentarer som: Jeg kan ikke tegne. Dette 

blev dog meget hurtigt afkræftet, og eleverne nød faktisk at give sig hen. Her hjalp det helt klart 

også, at første del af tegneøvelsen foregår i stilhed.  

I 5.-6. klasse skrives der ikke nødvendigvis meget i diagrammet. Alligevel rummer en edderkop som denne 
interessante perspektiver på forestillingen, som når eleven peger på forestillingens metafiktionelle elementer. 
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Hvad der derudover var værd at bemærke, var, at der var en forskel på tegningerne alt efter 

elevernes alder: De yngste tegnede dels flere tegninger end de ældre, og de tegnede også oftere 

elementer, der pegede på iscenesættelsen og begivenheden. I forhold hertil valgte en større del af 

eleverne fra 3. klasse et tematisk væsentligt motiv. Det peger på, at de allerede har oparbejdet en 

tolkningskompetence, men også på, at de sorterer alternative perspektiver fra, når de bliver bedt om 

at pege på ’det vigtigste’. Det viser også, at fortolkningstilgangen i høj grad tillæres af eleverne, men 

også, at de aflærer andre perspektiver. Hvis disse skal frem, kræver det altså en understøttende 

proces, som det sker i workshoppen for 5.-10. klasse, hvor øvelserne vægter de sanselige oplevelser 

og den personlige refleksion.  

Workshoppen for de ældste stiller krav til eleverne om at være i stand til at udtrykke sig skriftligt og 

mundtligt om teateroplevelsen. Ikke så underligt blev det under workshoppen tydeligt, at de ældste 

børn både skriver mere og er bedre i stand til at tale sammen om deres oplevelser. Det var dog 

vores oplevelse, at alle eleverne fik et udbytte af workshoppen, der lod sig tilpasse til de forskellige 

elevers niveau, bl.a. ved at vi understregede, at det ikke handlede om korrekt stavning og faktisk 

brugte en stor del af vores opmærksomhed på netop at understøtte dette (i enkelte tilfælde fik en 

elev således lov til at fortælle til en af workshop-tovholderne, hvad der skulle stå i 

edderkoppediagrammet). Få ord til hvert punkt er nok, og ofte rummede dårligt stavede 

edderkoppediagrammer med meget få ord interessante perspektiver på teateroplevelsen – det var 

altså ikke skrivekompetencen, der var det væsentligste. For 5. og 6. klasse gav det også mening at 

give dem mulighed for også at tegne i edderkoppediagrammet. Med eller uden opfordring fra os 

valgte en del af eleverne at udtrykke sig delvis gennem tegninger eller på anden måde trække på 

æstetiske virkemidler i sin fremstilling af teateroplevelse. Et flot dekoreret edderkoppediagram var 

et udtryk herfor, et andet var at eleverne i deres samtaler måtte op og stå og gentage lyde og 

bevægelsessekvenser fra forestillingen.  

Det at dele oplevelsen med nogen er et centralt element i workshoppene. At sætte ord på sin 

oplevelse kan være en vanskelig opgave, og nogle af elevernes udsagn kunne umiddelbart synes 

noget unuancerede. Jo ældre eleverne er, jo mere nuancerede bliver deres formuleringer da også. 

Men derudover så er det at tale om en scenekunstnerisk oplevelse en kompetence, der skal 

oparbejdes, og her kan en kontinuerlig brug af redskaber som Teateroplevelser være et centralt bidrag. 

Under afslutningen af en Glashus-workshop gav vi ordet til klassens lærer. Han havde undervejs 

været en tavs observatør, som udelukkende reflekterede over elevernes udbytte. Det han 

fremhævede var, hvor gode eleverne var til at huske detaljer, og hvordan de i samtalen hjalp 

hinanden med at huske og forstå. 
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Tegningen som udtryksform – at tegne og at se 

Louise Ejgod Hansen 

I workshoppen for de yngste elever er det centrale udtryksmiddel tegningerne. Det giver en høj grad af sanselighed i 

gengivelserne, men giver også vi voksne en udfordring i forhold til at aflæse tegningerne. Hvad skal man se efter, hvis 

man vil vide mere om børnenes teateroplevelser? 

 

Det samlede antal tegninger viser 

bredden i børnenes måde at skildre 

teateroplevelsen på. Tilsammen er der 

tale om et meget rigt materiale med en 

høj grad af detaljering og en stor 

variation i tilgangen. Alt i alt tegnede 

de 80 medvirkende børn 130 

tegninger. Fordelingen var således at 

70 børn tegnede en tegning, 33 

tegnede to, 15 tegnede tre, ni tegnede 

fire og tre børn tegnede fem tegninger. 

Det var bemærkelsesværdigt, at de 

ældste børn brugte længere tid på den 

enkelte tegning, der var således kun tre 

af de 19 3.-klasseselever, der tegnede 

mere end én tegning. 

Hvis tegningerne skal bruges af 

undervisere til at forestå børns 

teateroplevelser, er det afgørende at 

kunne få øje på det interessante i 

tegningerne. Der vil uanset om det er børn eller voksne, der tegner, være et skel mellem det man 

ønsker at tegne og det, man er i stand til at tegne. Her var det en klar hjælp både at have set 

forestillingen, og at børnene undervejs i workshoppen havde fortalt om deres tegninger. Derfor 

stillede vi i samtalerne med børnene også spørgsmålet: ’Hvad skal jeg lægge mærke til på din 

tegning?’. Jeg har i mine efterfølgende iagttagelser af tegningerne haft to hensyn i forhold til at få øje 

på og udvælge aspekter af tegningerne. Det ene har været at få registreret det, der faktisk var med, 

hvilket også vil sige, at det, der fra mit perspektiv syntes at være en detalje, men som gik igen i 

mange af tegningerne, skulle registreres. Hertil var det vigtigt at få de forskellige kategorier af 

observationer, som tegningerne rummede, med. Det vil sige, at selvom der kun var en enkelt dreng, 

der tegnede døren ud af teatersalen med, så pegede netop hans tegning på et aspekt, som også er 

vigtigt i teateroplevelsen, nemlig det fysiske rum. Også andre tegninger pegede på dette, men ved at 

tegne stole. Underligt nok var stolene i alle tilfælde tegnet uden mennesker og i kun to tilfælde var 

der tegnet tilskuere med – i det ene tilfælde tegneren selv. En anden kategori, der var vigtig, var de 

Eleven fra 0. klasse har både gengivet farverne i kostumet og 
markeret, at spøgelset hang i en snor. 
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tekniske og iscenesættelsesmæssige detaljer, så som projektører og den stang, spøgelset blev hejset 

ned med. Især en del af drengene var optagede af teknikken, og det, at de skildrede denne del af 

oplevelsen, skulle naturligvis med. Det barn, der udførligt berettede om, at det var mærkeligt, at 

spøgelset kom ned gennem loftet og ikke gennem vinduet ”det må da have slået hovedet”, fanger 

paradokset i forholdet mellem fiktion og iscenesættelse på en fin og undrende måde.  

Nogle gange er det små detaljer i tegningerne, der viser afgørende elementer. Her hjalp det at have 

en så stor mængde af tegninger. Det fungerede som en øjenåbner klart at registrere et element på en 

bestemt tegning for derefter at se efter samme element på andre tegninger. Et konkret eksempel 

var, at en pige fra 0. klasse meget tydeligt havde tegnet Gogeletten ikke som en kanin, men som en 

mand i et kaninkostume. Dette viste sig at gå igen i en del tegninger, men var altså noget, jeg først 

fik øje på, da det fremstod tydeligt på den ene tegning. 

Et interessant perspektiv på antallet af tegninger er, at en del af de børn, der tegnede mange 

tegninger, kun havde et enkelt element på hver tegning. Det at tegne mange relativt simple tegninger 

var således én tegnestrategi, mens andre børn tegnede en hel scene fra forestillingen på den enkelte 

tegning, der dermed altså også rummede flere informationer. Dette var den mest udbredte strategi, 

men der var også børn, som i én enkelt tegning sammenfattede alt det, der fra barnets perspektiv 

var vigtigt ved forestillingen: Alle de figurer og situationer, der havde været morsomme, spændende 

eller vigtige er skildret i en tegning uanset kronologi og tids- og rumlig sammenhæng. 

Undervejs i workshoppen var der mange børn, der efterlyste de rigtige farver. For eksempel var der 

et barn, som blev ved med at efterspørge en hvid tus. I situationen lagde vi ikke vægt på farverne og 

påpegede, at man sagtens kunne lave en tegning uden alle de rigtige farver. Det er der også børn, 

der har gjort, men når man ser på tegningerne, så er det slående, hvor præcise, børnene – trods de 

tilgængelige tusser – har været i farvegengivelsen. Af de 51 tegninger, hvor pigen Anna er på, er der 

farvemæssigt korrekte detaljer på de 17, der enten har tegnet pyjamassen grøn, sokkerne røde eller 

gengivet, at der var mønster. Denne detalje er hverken tematisk eller dramaturgisk væsentlig men 

peger på en høj grad af sanselighed i børnenes oplevelse. I det perspektiv gav spørgsmålet om den 

hvide tus også pludseligt mening: En af de scener, der var i fokus på såvel tegninger som i 

samtalerne, var scenen, hvor Gogeletten skælder Bamse Johnsen ud, fordi han ikke er i stand til at 

lave korrekte guirlander med farvesammensætningen: rød, hvid og grøn. På en af tegningerne er 

guirlanderne faktisk gengivet med de korrekte farver. I dette tilfælde er der tale om en detalje, som i 

sig selv markerer en konflikt i forestillingen, som er centralt for det ene fortællespor, og som også 

fylder meget i børnenes gengivelser af forestillingen. 
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En æstetisk læringstilgang 

Louise Ejgod Hansen 

Med forsker i kunstpædagogik Hellene Illeris’ begreb, så er Teateroplevelser en æstetisk kunstpædagogisk metode, 

der betragter en kunstnerisk oplevelse som noget, der overskrider etablerede begrebsdannelser og skaber nye, åbne 

betydningsmuligheder. Den æstetiske tilgang er velkendt og central i børnenes øvrige liv. Derfor ser vi også børnene 

som kompetente tilskuere, der selv kan reflektere over deres teateroplevelse. 

 

Vores tilgang til børnene tog afsæt i en 

grundforståelse af dem som kompetente 

tilskuere, og det var netop et formål med 

Teateroplevelser at skabe gode rammer for 

børnenes brug af deres æstetiske 

kompetencer til med egne udtryksmidler 

at reflektere over en kunstnerisk oplevelse. 

Derfor var det heller ikke et primært mål 

for os at gøre børnene til bedre 

forestillingsanalytikere gennem 

workshoppen, hvilket er noget af det, vi 

undervejs har diskuteret med de lærere, vi 

har formidlet konceptet til. Her bør man 

imidlertid se Teateroplevelser som et 

supplement til mere analytiske – eller mere 

begrebsorienterede tilgange. Denne 

tilgang betød dog ikke, at der ikke er 

elementer af forestillingsanalyse i 

børnenes udsagn, eller at disse er 

uønskede i workshoppen. Men det betød, 

at børnene fik mulighed for – blev 

udfordrede til – at supplere den analytiske 

tilgang. Og det viste sig at rumme en 

masse faglige udfordringer for børnene. I 

et læringsperspektiv var det interessant, at 

en del af den feedback, vi fik fra lærerne 

gik på, at eleverne opførte sig anderledes end i en normal læringssituation. De analytisk dygtige var 

ikke længere nødvendigvis på hjemmebanen, og de analytisk svage fik taget deres refleksioner 

alvorligt, ikke alene af underviseren, men også af klassekammeraterne. 

Den sansebaserede, æstetiske erkendelsesform er ikke ukendt for børn, da den er en vigtig del af 

børns legekultur. Teaterforskeren Faith Guss betegner legen som ’teaterkunstens oldemor’, idet 

også børns lege trækker på den samme dobbelthed mellem det iscenesatte og iscenesættelsen, som 

Fordybelse og dialog omkring teateroplevelsen. 
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kendetegner teatret. Derfor var vi også trygge ved at sætte børnenes egen oplevelse i centrum: Vi 

stolede på, at de fuldt ud var i stand til at forholde sig til de forskellige dimensioner af 

teaterforestillingen på en kvalificeret måde. Den engelske teaterforsker Matthew Reason har stillet 

spørgsmålet: ’Did you watch the man or did you watch the goose?’ for at undersøge, om børn er i 

stand til at gennemskue forholdet mellem fiktion og virkelighed i dukketeatret. Hans resultater 

dokumenterer, at børn udmærkede er i stand til både at leve sig ind i den fiktive gås’ historie og at se 

den dukkefører, der iscenesætter fortællingen.  

I et kunstpædagogisk perspektiv kan vores valg om at lade børnenes egne erfaringer styre indholdet 

af workshoppen forstås ud fra den kunstpædagogiske forsker Helene Illeris’ kategorisering af 

forskellige tilgange. Hun skelner mellem fire forskellige tilgange, der har hver sit kunstpædagogiske 

mål. Der er tale om kunstpædagogik baseret på teorier om henholdsvis æstetisk oplevelse, læring og 

kognition, didaktik og dannelse og social kritik og forandring. Det, der adskiller de fire kategorier fra 

hinanden, er dels, om de er individuelt eller kollektivt orienterede, og dels om deres 

læringsforståelse er baseret på erkendelse af kendte forståelseskategorier eller på en overskridelse af 

disse. Konkrete kunstpædagogiske aktiviteter vil kunne rumme en kombination af flere af 

tilgangene, men vil typisk være domineret af den ene. Teateroplevelser er først og fremmest baseret på 

en æstetisk oplevelses-kategori, der er individorienteret og baserer sig på et overskridende 

læringsbegreb – et læringsbegreb, hvor svarene ikke er givet på forhånd. I udviklingen af 

workshoppen var det et bevidst valg at tage afsæt i en æstetisk tilgang, som netop åbner op for en 

sansebaseret erfaringsproces, idet vi hermed ønskede at sætte fokus på den kunstneriske dimension 

af en teaterforestilling. Dette valg blev truffet med den begrundelse, at det er her, scenekunsten har 

noget særligt at tilbyde børnene, men også fordi vi ønskede at give børnene mulighed for at bruge 

deres æstetiske kompetencer og at forholde sig til den æstetiske, sanseligt forankrede viden.  
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Udvikling af  metoden  

Louise Ejgod Hansen 

Inspirationen til Teateroplevelser kom fra den svenske teaterprofessor Willmar Sauters koncept Teatersamtaler, 

hvor voksne samles efter en forestilling og deler oplevelsen med hinanden. Vi ville give børnene samme mulighed, men 

ikke ved at sætte dem rundt om et bord og spørge: Hvad oplevede du? Dette var udgangspunktet for at udvikle 

workshopforløbene, der samtidig skulle leve op til kravet: at være umiddelbart anvendeligt i en skolesammenhæng.  

  

I udviklingen af workshoppen var det nødvendigt for os at tage hensyn til projektets overordnede 

ramme: Intentionen var at udvikle et workshopkoncept, der var umiddelbart anvendeligt ude på 

skolerne af lærere, der kun havde vores folder som instruktion. Et afgørende hensyn var i den 

sammenhæng tiden. Vi sigtede fra starten efter en workshop, der ville kunne afvikles på 45 

minutter. Det lykkedes ikke helt, idet vi endte med at anbefale, at workshoppen for 5.-10. klasse 

afvikles over 60 minutter. Derudover skulle materialebrug og kompleksitet tilpasses en almindelig 

skolehverdag. Et vigtigt formål med de 8 pilotworkshops var netop at afprøve og justere øvelsernes 

længde og form. Således tog den første workshop for de yngste over 1½ time at gennemføre. 

Det teoretiske udgangspunkt for projektet var konceptet ’teatersamtaler’ (Sauter m.fl., 1986), som er 

en kvalitativ metode til publikumsforskning. Teatersamtalerne er en række gruppeinterviews, hvor 

en gruppe tilskuere samles efter teaterforestillingen for at tale om deres oplevelser. En af metodens 

helt store styrker er, at deltagerne får et stort udbytte af at medvirke: Både af at reflektere over sin 

egen oplevelse og af at høre, hvad andre har oplevet. Da Scenekunstnetværket Region Midtjylland 

aktuelt gennemfører et stort publikumsudviklingsprojekt, der netop anvender denne metode, var det 

Det er en udfordring at svare på spørgsmålet: Hvad var den vigtigste oplevelse for dig? 
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oplagt at tilpasse konceptet til skolebørn. Det krævede dog, at den samtalebaserede form blev 

ændret. Vi forventede ikke, at en gruppesamtale under overværelse af en voksen ville fungere i 

forhold til børnene. Det, vi ønskede at fastholde, var altså ikke formen, men indholdet: At børnene 

– i lighed med de voksne – skulle have en måde at efterbearbejde en teateroplevelse på, som både 

gav dem et større udbytte af forestillingen, og som var rar at deltage i. 

Vi tog derfor udgangspunkt i den engelske teaterforsker Matthew Reasons arbejde. Han 

præsentereri sin bog Young Audiences to forskellige workshops, som vi videreudviklede. Det blev til 

flere justeringer undervejs. Et element, vi oplevede som en stor udfordring, var afslutningen på 

workshoppen for de yngste. Her ville vi gerne samle alle eleverne for at skabe en overgang fra fokus 

på den individuelle oplevelse til også at have et blik for de andres oplevelse ved i samlet flok at se og 

anerkende forskellene i oplevelser og udtryk. Denne del af workshoppen blev nemt meget 

voksenstyret. Det betød, at de engagerede og snakkende elever, så snart de skulle op og vise deres 

tegning frem og fortælle om den, blev hæmmede og faldt tilbage i en elevrolle, hvor de søgte efter 

vores accept af, om de nu kom med det rigtige svar. Samtidig var den en koncentrationsmæssig 

udfordring at se på og høre de andre efter tur. Vi endte derfor med en version, hvor den fælles 

værdsættelse består i at gøre tegningerne tilgængelige i klassen, samt at læreren i denne del af 

workshoppen påtager sig ansvaret for anerkendelsen ved sammen med eleverne at se tegningerne 

som et udtryk for teateroplevelsen og for elevernes fordybelse. På den måde kunne vi fastholde den 

anerkendende tilgang gennem hele workshoppen. 

I Glashus bed mange af eleverne mærke i forestillingens iscenesættelse og de mange fysiske og visuelle elementer, men 
også tematikken omkring jordens tilstand gjorde indtryk. 
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Vores kunstpædagogiske tilgang har haft konsekvenser for udviklingen af det færdige forløb. 

Således ændrede vi undervejs i pilotprojektet den såkaldte arkøvelse for de ældste elever. Vi lagde ud 

med overskrifter inspireret af teaterforsker Matthew Reasons metode, og bad elever om at skrive 

om deres egne tanker ud fra overskrifterne: Lyd og musik, publikum og salen, rummet og 

scenografien, tema og fortælling, skuespillerne og ’det fik forestillingen mig til at tænke på’.  Efter en 

enkel afprøvning ændrede vi overskrifterne på arkene til: Hvad så du? Hvad hørte du? Hvad synes 

du? Hvad følte du? Disse spørgsmål er mindre analytisk orienterede og mere i overensstemmelse 

med den æstetisk forankrede, anerkendende tilgang. Vores erfaring i pilotworkshoppen var, at de 

første overskrifter meget let førte til en voksenstyret samtale, der pegede hen mod en entydig, 

korrekt analyse af forestillingen, som var meget indholdsorienteret og ikke inddrog hverken 

iscenesættelsesniveauet eller begivenhedsniveauet som selvstændige dele af forestillingsoplevelsen. 

Reasons metode har eksplicit oparbejdelsen af forestillingsanalytiske kompetencer som et 

læringsmæssigt mål, og han arbejder dermed inden for en kontekst, hvor de erkendelsesmæssige mål 

i højere grad er begrebsmæssigt kendte. I forhold hertil har vi erfaret, at rammen omkring elevernes 

selvstændige refleksion åbner op for nogle erfaringer og perspektiver, der dårligt lader sig indpasse i 

en snæver indholdsanalyse.  

 

Yderligere læsning: 

Willmar Sauter, Curt Isaksson, Lisbeth Jansson (1986): Teaterögon: publiken möter föreställningen - upplevelse-

utbud-vanor. Stockholm: Liber. 

Matthew Reason (2010): The Young Audience. Exploring and enhancing children’s experiences of theatre. Stone on 

Trentham, England og Sterling USA: Trentham Books. 
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Projektet i skolelederperspektiv  

Elsebeth Andersen 

Som skoleleder på Østervangsskolen i Randers deltog Elsebeth Andersen i arbejdsgruppen for Festival 2011- teater 

for børn og unge. Her blev hun afgørende for, at formidlingen af Teateroplevelser nåede ud til samtlige skoler i 

kommunen. Hun skildrer her processen set fra hendes perspektiv. 

 

I forbindelse med Festival 2011 - teater for børn og unge i Randers, har jeg som skoleleder deltaget i 

arbejdsgruppen for planlægningen af denne. Mine arbejdsområder var tilknyttet folkeskolerne i 

Randers Kommune. I denne forbindelse var jeg ’tovholder’ for kommunikationen vedrørende Børn i 

Centrum herunder projektet Teateroplevelser. 

En forudsætning for, at projekter af denne type bliver værdifulde for skolerne, er en synliggørelse af 

dem. På skoleledermøder et halvt år før projektet gik i gang, blev der orienteret om projektet af 

Helga Hjerrild, der sad i styregruppen. Denne orientering blev rigtig godt modtaget, men var i sig 

selv ikke nok. Min rolle blev derfor efterfølgende ’at holde gryden i kog’ blandt mine 

skolelederkolleger. Her var det især en vigtig opgave at få skolernes teaterkontaktpersoner på banen. 

Det at få informationerne om projektet videre fra skolelederne til teaterkontaktpersonerne, krævede 

flere mails og til sidst telefonopringninger. Men da teaterkontaktpersonerne først var blevet 

involveret i projektet, gik det bedre. At give teaterkontaktpersonerne en speciel rolle i forbindelse 

med projektet viste sig at være af endog meget stor betydning, især for videreformidlingen af 

projektet til deres kolleger. Da teaterkontaktpersonerne skulle tilmelde sig workshoppen på Randers 

EgnsTeater to uger inden festivalen, var jeg igen i tæt kontakt med mine skolelederkolleger, da nogle 

skoler manglede at tilmelde sig. Jeg tror, alle skoler til sidst var repræsenteret ved workshoppen, der 

Under arkøvelsen cirkulerer arkene mellem eleverne, hvilket giver plads til en dialog om oplevelsen. 
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skulle introducere teaterkontaktlærerne til metoden og klæde dem på til at videreformidle den til 

deres kollegaer ude på skolerne. Fra nogle skoler var der to repræsentanter, fra andre skoler kun en 

person. 

Når nye projekter skal i gang inden for skoleområdet, kan det være svært at få alle skoler med. På 

’min’ skole, Østervangsskolen, var det lettere at få personalet gjort aktive og interesserede i at påtage 

sig opgaven, da jeg som leder syntes, det var en rigtig god ide. Men ellers kan det være svært at få 

skabt den nødvendige interesse. Her er det min oplevelse, at når kolleger møder andre kolleger fra 

andre skoler, som synes ideen er god og spændende, er det nemmere at få alle med. De fælles 

lærerworkshops, der introducerede til workshoppene inden festivalen, var derfor en god måde at få 

skabt interesse for et nyt område på. Skolerne i Randers er vidt forskellige, så derfor skabte det et 

rigtig godt fundament for, at tiltagene bliver bredt funderet. På min egen skole, Østervangsskolen, 

blev projektet Teateroplevelser videreformidlet på et lærermøde, hvor folderen blev præsenteret. 

Herefter har jeg som leder ikke haft mere med selve opgaven at gøre. Teaterkontaktpersonerne var i 

selve festivalugen en vigtig aktør for skolerne, for at Teateroplevelserne blev vellykkede. Fremadrettet 

vil konceptet Teateroplevelser helt sikkert blive anvendt i forbindelse med skolernes deltagelse i det 

fantastiske tilbud ’en-til-alle’, hvor alle børn i Randers Kommune kommer ind at se en 

teaterforestilling en gang om året. 

Sammenfattende vil jeg sige, at en forudsætning for, at et kommunalt tiltag af denne type bliver 

implementeret på alle skoler, er, at der udover skolechefen involveres en skoleleder, der netop 

kender skolernes 

arbejdsgange og ikke mindst 

skolernes planlægning. Det 

er vigtigt at komme tidligt i 

gang med planlægningen, 

især tidsplanen er meget 

vigtig. I den forbindelse stod 

jeg også til rådighed for Tine 

Eibye fra Randers 

EgnsTeater i forhold til 

deres planlægning af 

formidlingen af Teater-

oplevelser. Dernæst skal det 

sikres, at personalet får 

ejerskab til projektet, da det 

er dem, der videreformidler 

til eleverne, til hvem hele 

projektet er tiltænkt. 

 

 

Den personlige overvejelse fylder meget i oplevelsen af Det tavse skrig. 
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Teateroplevelser – fordybelse er også et kommunalt anliggende… 

Helga Hjerrild 

Teateroplevelser er udviklet som en del af projektet Børn i Centrum. I artiklen præsenterer Helga Hjerrild 

overvejelserne bag Randers Kommunes initiativ til at erstatte en almindelig pr-kampagne for Festival – teater for 

børn og unge 2011 med et projekt der satte modtagerne – samtlige byens børn og unge i centrum i billeder såvel 

som i forbindelse med udbredelsen af Teateroplevelser til samtlige skoler i kommunen. 

 

Randers Kommune var i april 2011 vært for Festival 2011 – teater for børn og unge. Det er et af de 

største børnekulturelle arrangementer i Danmark, der med ca. 600 gratis, professionelle 

teaterforestillinger i løbet af en uge udgør et kvalitetstilbud til børn, unge, skoler, institutioner, 

teatre, børnekulturformidlere mv. I min egenskab af projektleder for festivalen i Randers kan jeg 

tilbyde et kig på nogle af de mekanismer, der var afgørende for, at Teateroplevelser blev en væsentlig 

del af festivalen.  

 

Som vært for Festival 2011 - teater for børn og unge gjorde Randers Kommune og festivalens 

styregruppe sig nogle tanker om, hvad vi egentlig ville med denne investering. Nøgleordene blev: 

synlighed, samarbejde og spor.  

At synliggørelse af denne store kulturbegivenhed er nødvendigt giver vel nok sig selv, men at 

markedsføre et projekt kan nemt blive til en lang række af tomme fagter. Vi ville gerne nå lidt videre 

end det. Og derfor varetog vi markedsføringen gennem projektet Børn i Centrum. 

Samarbejde er nødvendigt i så store projekter. Vores ønske var, at festivalen skulle sikre et godt 

tværsektorielt og tværinstitutionelt samarbejde, selvfølgelig med henblik på at skabe en vellykket 

festival men samtidig også med et ønske om derved at grundlægge nye gode praksisser for 

samarbejde på tværs af grænser.  

Spor: Det var et vigtigt ønske for os, at festivalen ikke kun blev en stor event i en afgrænset periode. 

Den skulle desuden sætte blivende spor i kulturfeltet i Randers. Vi skal med andre ord helst være 

blevet en anden by af denne store begivenhed.  

 

Det er store ord… som sådanne visionsbegreber jo altid er. Flotte på papiret men svære at omsætte 

til praksis. Vores foreløbige evalueringer peger dog på, at vi nåede det i praksis. Og her er et projekt 

som Teateroplevelser et vigtigt bidrag.  

Festival 2011 - teater for børn og unge og Børn i Centrum 

At markedsføre et projekt som Festival 2011 – teater for børn og unge kalder på grundige 

overvejelser. Der er ingen tvivl om, at festivalen er et suverænt godt tilbud til borgere i og uden for 

værtskommunen. Derfor besluttede vi som lokale arrangører, at vi ikke blot skulle sikre, at alle 
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borgere vidste hvor og hvornår det hele løb af stablen, vi ville også sikre, at festivalens brugere fik 

mest muligt ud af selve mødet med teatret. At vi var forberedte til at tage imod den gave, som 

festivalen er.  

Løsningen blev at lægge en afgørende del af synliggørelsesarbejdet i det særskilte projekt Børn i 

Centrum, hvor Randers EgnsTeater både var den konkrete tovholder og en afgørende idé-

udviklingspartner for Randers Kommune. Børn i Centrum var et to-benet projekt. Det ene ben 

bestod af en fotoprojicering på centrale bygning i centrum af Randers. Det andet ben bestod af 

udviklingen og implementeringen af Teateroplevelser. Kort beskrevet forløb fotodelen således, at vi de 

sidste tre måneder op til festivalens start personligt indbød hver enkelt af alle kommunens 17.000 

børn og unge fra 0-16 år til at blive fotograferet i et hurtigt øjebliksportræt. Ca. 13.000 takkede ja. 

Og fra marts 2011 blev alle portrætterne projiceret op som gigantiske billeder på centrale bygninger 

i Randers. Det store Kulturhus i centrum fik desuden hele hovedfacaden dækket af et 500 m2 stort 

kæmpebanner med alle 13.000 portrætter på i én kæmpecollage af børn og unge.  

Hvorfor kunne man spørge sig selv? For at kaste lys på selve målgruppen selv i stedet for at skabe 

en eventagtig markedsføringskampagne med specialudviklede logoer, som skal tiltrække sig 

målgruppens opmærksomhed. Vi stillede vores børn og unge frem i forreste række og viste dem 

frem. Viste mangfoldigheden, viste det enkelte barns integritet. På denne måde kunne vi kvittere for 

en af dansk børneteaters særlige kvaliteter: at den møder børnene i deres øjenhøjde og udfolder 

scenekunsten i dyb respekt for børnene, ikke belærende men nærmere inviterende og legende.  

Et af de steder, portrætterne af de 13.000 børn fra Børn i Centrum kunne ses, var på Ingvar Cronhammers  
skulptur Red Fall i centrum af Randers (fotograf: Søren Pagter). 
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Allerede fra starten af stod det klart for os, at vi ikke ville ’nøjes’ med denne meget visuelle 

markedsføring. Vi ville samtidig komplettere tanken om at sætte børn i centrum ved at udvikle og 

implementere Teateroplevelser. Hvorfor vi som kommune valgte at gå ind i udviklingen af denne 

metode, vil jeg gerne udpege i det følgende.  

Hvorfor Teateroplevelser? 

På det tidspunkt, hvor vi besluttede formen på Børn i Centrum, vidste vi endnu ikke, hvordan det 

konkrete redskab Teateroplevelser ville komme til at se ud. Men ud fra de foreløbige beskrivelser var 

idegrundlaget overbevisende: et konkret, forskningsbaseret metode, der tager afsæt i børnenes egne 

oplevelser, værdsætter og styrker deres eget indtryk af scenekunst. Og netop som forvalter af 

offentlige ressourcer til kunst og kultur lægger jeg afgørende vægt på, at Teateroplevelser som metode 

giver barnet/den unge rum til at dvæle ved eller blive i teateroplevelsen efter forestillingen. Jeg 

lægger desuden vægt på det, at Teateroplevelser giver en åben og individuel platform for det enkelte 

barn/unge til at sætte fokus på det, der har været mest afgørende for deres teateroplevelse uden 

’lærerstyrede’ spørgsmål.  

En af erfaringerne med projektet har været, at en overvejende del af brugerne har fået adgang til at 

fordybe sig i deres oplevelse. De har bevist, at de har en overraskende høj grad af sensitivitet for de 

virkemidler, som scenekunst benytter sig af. Og endelig har der vist sig at være en stor gevinst af 

både pædagogisk og børnekulturel kvalitet ved det, at metoden i så høj grad arbejder med 

anerkendelse af barnets egen oplevelse. Den grad af koncentration og engagement, som børnene 

har modtaget fordybelsen med, har overrasket selv garvede lærere. 

Metoden er bredt ud på alle folkeskoler i Randers Kommune, hvor en til to ansatte på hver skole op 

til festivalen har gennemgået en særlig workshop i metoden med henblik på at videreformidle det til 

kollegaerne på egen skole. Samtidig har samtlige skoler modtaget en stort antal foldere med 

metodebeskrivelsen samt en cd med musik, der er velegnet til workshoppen. Med denne 

’værktøjskasse’ er det nemt for skolerne at komme i gang med Teateroplevelser.  

Synliggørelsesprojektet Børn i Centrum har altså opereret med både en meget udadvendt visuel kraft i 

fotodelen og et praksisorienteret, veldistribueret og velunderbygget redskab for det noget mere 

uhåndgribelige mål: at give plads til det enkelte barns særlige oplevelse. Det, der går igen i disse to 

delprojekter er, at børnene reelt sættes i centrum ved Festival 2011 – teater for børn og unge. På 

den måde synes vi egentlig, at vi har gennemført en kampagne for festivalen, der er nået meget 

længere end en mere traditionel, opmærksomhedsskabende markedsføring.  

Udvikling af scenekunstområdet i Randers Kommune 

Festival 2011 – teater for børn og unge, herunder Børn i Centrum-projektet, og implementering heraf 

i Randers Kommune skal selvfølgelig ses som en del af et kulturelt udviklingsforløb. Så vi kunne jo 

tage et lille spadestik dybere og kigge på de udviklingsmæssige sammenhænge, som de ser ud fra en 

kulturforvalters kontorstol i Randers.  
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Et af de steder, der er sket stor udvikling i Randers, er på scenekunstområdet. Vi bruger pt. ca. 13 

mio. kr. netto årligt (driftsmidler) på scenekunsten i kommunen.  

Over en lang udviklingsperiode har vi fokuseret på følgende udviklingstrin: 

1. at have professionel scenekunstproduktion lokalt.  

2. at demokratisere adgangen til scenekunsten lokalt via en kulturgaranti til alle børn. 

3. at forbedre vilkårene for kunsten, dens udbredelse og udvikling regionalt og nationalt.  

I Randers har der i mange år været et professionelt, producerende miljø for scenekunst. Teatre som 

Mariehønen, nu Teatret Neo, Randers EgnsTeater og Teatret Vestenvinden har stået for forskellige 

måder at arbejde med professionel scenekunst på. I og omkring disse institutioner har der været et 

rigt vækstlag og en amatørkultur. Dertil har en velfungerende teaterforening og musik- og 

teaterhuset Værket bidraget med præsentation af turneteater på nationalt og internationalt niveau.  

Næste step har været at sikre, at det gode tilbud nu også bliver benyttet. Vi kunne konstatere, at den 

statslige refusionsordning for børneteater og opsøgende teater populært sagt fungerede således, at 

de ressourcestærke skoler og daginstitutioner benyttede sig af ordningen. Dvs. de steder, hvor der 

var en medarbejder med et særligt engagement for teater. Ud fra et synspunkt om, at alle børn skal 

have mulighed for at møde teatret gennemførte vi en ordning – ’en-til-alle-ordningen’. Med 

refusionsordningen og kommunale tilskud sikrer vi, at alle børn i Randers Kommune fra 1½ år til 

16 år kommer i teatret og ser en forestilling årligt uden omkostninger. Vi har på denne måde forsøgt 

at sætte yderligere handling bag de gode hensigter om at demokratisere scenekunsten.  

Tredje trin har været at iværksætte og understøtte det regionale scenekunstnetværk SceNet. Det 

overordnede mål for Randers Kommune har været at bidrage kvalificerende til den nationale debat 

om vilkårene for scenekunstens udvikling uden for København. Vores lokale erfaringer med 

scenekunstens rolle i samfundet peger på, at der er grund til at fokusere langt mere på 

scenekunstens vilkår uden for hovedstaden, end virkeligheden tillader. De 19 teatre, Region 

Midtjylland og Aarhus Universitet er hoveddrivkræfterne i projektet. Det er værd at nævne i denne 

sammenhæng, at det var via samarbejde med SceNet, herunder Aarhus Universitet, at ideen 

omkring udvikling og implementering af Teateroplevelser blev undfanget. 

Metodeudvikling som kommunalt ansvar 

Set i forlængelse af disse udviklingstrin for scenekunsten, hvor kunstnerisk produktion, udvidelse af 

publikum og udviklingsvilkår i national og regional sammenhæng er tre forskellige tilgange, har 

Teateroplevelser været af en anden karakter. Dette projekt har været rettet direkte mod den enkelte 

tilskuer og den individuelle oplevelsesdimension.  

Man kan spørge sig selv, om metodeudviklinger for optimering af den individuelle 

oplevelsesdimension med rimelighed kan betragtes som en kommunal kulturforvaltningsopgave? Er 

det en del af den service, en kommune skal levere i et velfærdssamfund under pres, eller skulle vi 
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hellere overlade den slags initiativer til forskning, teaterfaglige interesseorganisationer eller lignende? 

Jeg har spurgt mig selv om det samme undervejs i processen.  

Set i et mere overordnet, tværkulturelt perspektiv synes der at være en bevægelse i øjeblikket: Der er 

en øget opmærksomhed på interaktionen mellem kunst og publikum. Forskningsmæssigt har 

opmærksomheden været rettet den vej længe. Og det har vel sin klangbund i den generelle 

samfundsudvikling, hvor den enkelte borger i højere grad end tidligere selv må skabe mening og 

værdier i sit liv. Kulturfeltet er et vigtigt område i den sammenhæng, for her finder vi en stor del af 

vores identitetsmarkører. I dette nye interessefelt – interaktionen mellem kunst og publikum – har 

denne metode været et virkelig operationelt redskab. Teateroplevelse har vist os, at børn og unge har 

en enorm rigt klangbund for kulturel refleksion, at kunstens rum kan være et vigtig redskab i de 

læringsstrategier, som folkeskolen arbejder med og udfordres ved. Der er således masser af 

vitaminer endnu i børn og unges involvering i den professionelle kunst, og erfaringer som disse er 

vigtige nuanceringer til mange af de medieskabte billeder af børn og unges kulturforbrug. 

Så ja, i Randers Kommune er dette også en del af den kommunale kulturforvaltningsopgave. Vi kan 

ikke løfte opgaven alene, langt fra. Men vi kan tage initiativet og skabe rammerne for at realisere en 

opgave som denne. Det har krævet en høj grad af tværfagligt samarbejde mellem Skoleafdelingen, 

Kulturafdelingen, SceNet og Randers EgnsTeater. Det har været afgørende, at der på et højt 

ledelsesniveau har været tilslutning til og tillid til projektet fra et tidligt tidspunkt. Tillid har været et 

Eleverne er kompetente tilskuere, og i det øjeblik de får mulighed for personlige refleksioner over oplevelsen, 
udviser de et stort engagement og en indlevelse i teateroplevelsen. 
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nøgleord, og vil altid være det i udviklingsprojekter. Der har været behov for tillid til, at 

scenekunsten ikke blev instrumentaliseret til et undervisningsredskab, men også tillid til, at projektet 

fik en høj nok kvalitet til at lade det indgå centralt i skolernes læringsarbejde. Projektets succes 

bygger for mig at se også på, at Aarhus Universitet er samarbejdspartner, således at metoden er 

udviklet med den fornødne forskningsbaserede kvalitet. Det er en stor udfordring for en kommune 

at etablere så vigtige samarbejdsrelationer. Det har formentlig kun kunnet lade sig gøre på grund af 

eksistensen af SceNet. Og endelig er det en stor udfordring at kunne skabe gennemslagskraft for 

udbredelsen af det forfinede instrument, som Teateroplevelser er. Det har konkret kunnet lade sig gøre 

i kølvandet af Festival 2011 – teater for børn og unge, og der er på den måde opstået en synergi-

effekt. Med festivalen har vi haft en platform for udbredelse og formidling af denne metode på 

lokalt, regional og nationalt niveau.  

Randers Kommune har investeret store ressourcer i projektet, både økonomiske, personalemæssige 

og prestigemæssige. Region Midtjylland har bidraget til projektet med stort økonomisk tilskud. Og 

en lang række dygtige og engagerede medarbejdere og virksomheder har bidraget til, at projektet er 

blevet vellykket. Randers EgnsTeater har været en fuldstændig afgørende partner og afvikler af 

projektet. I et længere perspektiv er det vigtigt for et område som Randers – en stor provinsby i 

Danmark – at melde sig på banen som en aktør, der vil noget med kunsten og det kulturelle felt. 

Også mere end der forventes, eller der er nødvendigt. Randers Kommune har i sin kulturpolitik 

formuleret, at vi godt vil påtage os en rolle som lokomotiv på det regionale kulturområde og gerne 

med resultater af nationalt betydning. Det mener jeg i al beskedenhed, at vi har gjort med dette 

projekt. Sat os ind i et lokomotiv, hvor vognene er ladet med scenekunstnerisk udvikling, 

publikumsudvikling, udvikling af nye pædagogiske metoder. Vi byder gerne passagerer med ind på 

toget. Metoden er udviklet og til afbenyttelse og inspiration for andre, der måtte være interesserede. 

Jeg kan varmt anbefale det. Det er til gavn for alle involverede.  

  


