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ПРЕДГОВОР



Изузетно ми је задовољство да академској јавности представим темат часописа Липар који је приређен у част Радмиле Настић, као израз поштовања према наставним и ненаставним, службеним и личним, научним, академским и културолошким достигнућима које је остварила током четрдесет година рада. Текстови који чине овај темат Липара написани су на енглеском и српском језику: пријатељи, колеге, бивши студенти и асистенти, дали су свој допринос у виду чланака који обрађују теме из разних области – књижевних и језичких истраживања, културолошких студија, методике, итд. На самом почетку темата, читаоцима се обраћа професорка Настић, а потом и њени блиски пријатељи и колеге, Љиљана Богоева Седлар, Наоко Јаги и Кристофер Норис, који са читаоцима деле сећања о познанству са њом. Следи део темата на енглеском језику, који почиње трима провокативним политичким песмама Кристофера Нориса, након којих се налазе научни радови који тематски обрађују неке од најзанимљивијих аспеката књижевности, језика, културе, политике. Секција на енглеском језику завршава се чланком који прави пригодан прелаз ка радовима на српском језику који се баве методичким поступцима и језичким истраживањима. Најзад, темат завршавамо научним радовима на српском језику који се баве књижевношћу, заокружујући тиме, колико је то могуће при овако широком дијапазону тема, овај омаж једној вишедеценијски дугој наставничкој каријери, док врхунац академске каријере професорке Радмиле Настић очекујемо у годинама које долазе. Уредница темата: Биљана Влашковић Илић
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It is with great pleasure that we present the academic community with the Special Issue of Lipar, honoring Professor Radmila Nastic’s personal, scientific, academic, and cultural achievements over the course of her forty-year long career. This publication features papers in both English and Serbian: friends, colleagues, former students and assistants, have all contributed their articles to the Issue, covering a wide range of topics from the fields of linguistics, methodology, and literature. The Issue opens with a brief address by professor Nastic herself, after which her closest friends and colleagues, Ljiljana Bogoeva Sedlar, Naoko Yagi, and Christopher Norris, share the memories about their friendship with the readers. These are followed by three provocative political poems by Christopher Norris and the papers in English that focus on some of the most interesting aspects of literature, language, culture, politics. The English section closes with the article that makes a smooth transition to the papers in Serbian dealing with methodology and linguistics. Finally, we conclude the Issue with literary articles in Serbian, rounding off, as much as it is possible given the broad range of topics, this homage to the several decades long academic career, while we expect its peak in the years to come. Guest Editor: Biljana Vlašković Ilić
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БЕЛЕШКА О МЕНИ



Сводећи ових дана резултате своје професионалне каријере понекад себи у шали кажем како су моја највећа академска достигнућа што сам се уопште изборила да предајем Енглеску књижевност на универзитету из неповољне животне позиције, што сам својим радом омогућила млађима да се пробију у академске кругове и да се баве научним и уметничким радом, а на првом месту што заокружујем свој професионални пут очуваних физичких и интелектуалних способности, припремљена да своје најбоље књиге и чланке тек напишем. Има у тој шали, наравно, и истине. Неуобичајени професионални пут који сам изабрала омогућио ми је и да изаберем посебне људе са којима сам радила, и са којима још увек радим и водим професионалне и личне дијалоге. Од старијих који су ме усмеравали у струци издвајам Љиљану Богоеву Седлар, Кристофера Нориса (Christopher Norris) и Наоко Јаги (Naoko Yagi). Од млађих које сам ја усмеравала Петра Пенду, Татјану Бијелић, Светлану Митић, са Универзитета у Бањалуци, Свјетлану Огњеновић, са Универзитета у Источном Сарајеву, као и колегинице са Универзитета Алфа у Београду. Не заборављам ни свој претходни преводилачки рад, као ни посао предавача eнглеског језика струке јер је и у том периоду урађен значајан посао, и из тих времена остала колегијална пријатељства која још трају. Током мога рада на Катедри у Крагујевцу развили су се богати наставни програми од којих сам ја многе осмислила. На првом месту су ми били важни они из моје најуже струке, драме: Савремене теорије драме на докторским студијама, Савремена англо-америчка драма и Трагедија у доба Шекспира на мастер студијама, као и Шекспир и Харолд Пинтер на основним студијама. Да споменем и друге које сам силом прилика такође увела, уобличила и предавала како би их касније предала млађим колегама: Староенглеска књижевност, Енглеска ренесансна књижевност, Увод у америчке студије, Савремена америчка књижевност, Канадска књижевност и култура, Амерички роман XX века, Т. С. Елиот, Постколонијална књижевност и култура. Истовремено су се образовали млађи наставници међу којима су и моји бивши студенти и/ или асистенти Биљана Влашковић Илић и Јована Павићевић, а ускоро и Александар Радовановић и Тијана Матовић. Да споменем и сарадњу са колегом Томиславом Павловићем, незаменљивим саговорником, као и остало троје колега са линије књижевности Николу Бубању, Јасмину Теодоровић и Марију Лојаницу. Катедра за англистику у Крагујевцу, дакле, у овом тренутку има седам наставника eнглеске књижевности а до пре десетак година било нас је само двоје, Александар Недељковић и ја. Нагомилана литература, подаци, анализе, прикупљенa на водећим светским институцијама и у њиховим библиотекама, на УниверLipar / Journal for Literature, Language, Art and Culture / Year XVIII / Volume 63
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зитету Илиноис, Урбана-Шампањ (Urbana-Champaign) на Универзитету Харвард чија ми је летња школа о драми много значила, у Берлину, а пре свега у Британској библиотеци у Лондону (The British Library), тек чека да буде у потпуности истражена (а горе наведени разлози делимично објашњавају зашто), као и сакупљени разговори и преписке са људима значајним у светским размерама, између којих издвајам Херберта Блауа (Herbert Blau) и Ерику Фишер-Лихте (Erika Fischer-Lichte). На првом месту, ипак, истичем Харолда Пинтера (Harold Pinter) који је био и остао центар мог свестраног ангажовања у настави, науци и активизму. Писање књиге о њему, које сам давно започела, одложила сам за растерећеније дане јер се ради о материјалу и (са)знањима који се опиру површним бављењима какво намеће давање предности настави. Шалу на страну, доста је и написано и објављено, можда и превише под притиском захтева професије о чему сведочи CV са листом референци. За мене је увек и на првом месту било важно да верујем у оно шта пишем, и да је тема о којој пишем и говорим релевантна. Издвајам публикације које сматрам знaчајнијим јер сам у њих уложила највише рада и јер су имале највише одјека у академским и читалачким круговима, те их наводим хронолошким редом како су настале. Превођење књиге Против струје (Against the Current) оксфордског професора и историчара идеја Исаије Берлина било је не само језички већ и културолошки подухват подржан од самог аутора који се одрекао плаћања ауторских права, и у личној преписци захвалио на труду да се књига објави у времену које је било тешко за књигу. Књигу су промовисале личности попут Николе Милошевића, Богдана Мрвоша, Душана Пајина и Ненада Даковића. Књига Драма у доба ироније је у своје време била авангарда јер се међу првима подухватила проучавања деконструкције и постмодерне теорије у драми због чега је постала нека врста буквара и привукла пажњу и стваралаца из области позоришта. О томе сведочи подршка Гојка Божовића, надахнути поговор Вељка Радовића, похвале професорке ФДУ и глумице Гордане Марић која је књигу користила у припреми својих представа, и професорке и критичарке Драгане Бошковић која је, по сопственим речима, књигу прочитала безброј пута и исподвлачила је од корица до корица. Истичем три чланка у домаћим часописима у којима су остварене значајне синтезе дотадашњих истраживања и трасиран пут за будућа: „Антропологија и теорија драме” (Етно-антрополошки проблеми), „Семјуел Бекет, Харолд Пинтер и поетика онтолошке несигурности” и „Кратка историја једног утицаја: ирска веза Харолда Пинтера” (Зборник Матице српске за књижевност и језик). Чланке објављење у иностранству код истакнутих академских издавача: “The Dumb Waiter – Realism and Metaphor” (Rodopi); “The Child as Other in Shakespeare’s Plays” (De Gruyter); “Trauma and the Tragic in The Hairy Ape and All God’s Chillun Got Wings” (The Pennsylvania State University Press). Као посебне подухвате наглашавам Highlights in AngloAmerican Drama: Viewpoints from South-East Europe (Cambridge Scholars 10
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Publishing) због сарадње са Весном Братић са Универзитета Црне Горе и осталим колегама широм бивше Југославије; и Харолд Пинтер: Нови светски поредак (Архипелаг) као заједнички рад са Јованом Павићевић и студентима из Крагујевца.



Морам споменути и серију предавања током 2016. године под општим називом „Како смо се одужили Вилијаму Шекспиру“ са колегама Зорицом Бечановић Николић, Јованом Павићевић, Никитом Миливојевићем и Драганом Стефановић и младим ентузијастима из Горњег Милановца. Већи степен испуњења као и радост и узбуђење пружиле су ми само свечаности поводом доделе почасног доктората Харолду Пинтеру у Крагујевцу 2008. године, које су представљале интердисциплинарни и мултимедијални догађај у којем су учествовали наставници и студенти сва три одсека Филололошко-уметничког факултета. Проф. др Радмила Настић Мај 2017.



Са ректором проф. др Милошем Ђураном, Ректорским колегијумом и проф. др Љиљаном Богоевом Седлар на церемонији доделе почасног доктората Универзитета у Крагујевцу Харолду Пинтеру, 6. јуна 2008 With the President of the University in Kragujevac Prof. dr. Miloš Đuran, Board of Vice Presidents, and Prof.dr.Ljiljana Bogoeva Sedlar during the ceremony of honorary degree award to Harold Pinter, June 6, 2008 Lipar / Journal for Literature, Language, Art and Culture / Year XVIII / Volume 63
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A NOTE ON MYSELF As I sum up the results of my professional career these days, I sometimes tell myself in jest that my greatest academic achievements are that I actually had to fight my way to teaching English Literature at the university out of an unfavourable position in life, that through my work I enabled younger colleagues to thread their way into the academic circles and get involved into academic and artistic work, and in the first place that I round off my professional path with maintained physical and intellectual capabilities, ready to write my finest books and articles yet. There is, of course, a grain of truth in this joke. The unusual professional path that I had chosen also allowed me to choose the extraordinary people I had worked with, as well as the ones I still work with and engage in dialogues, both professionally and personally. Of the older colleagues who have guided me in my profession, I single out Ljiljana Bogoeva-Sedlar, Christopher Norris, and Naoko Yagi. Of the younger ones which I have guided, I single out Petar Penda, Tatjana Bijelić, Svetlana Mitić from the University of Banja Luka, Svjetlana Ognjenović from the University of East Sarajevo, as well as the colleagues from the Alfa University in Belgrade. I do not forget my previous work as a translator, as well as my work as a teacher of English for Specific Purposes, since significant work was also done in that period, and collegial friendships that still last have remained from those times. During my work at the Department in Kragujevac, elaborate curriculums were developed, many of which I have designed. The most important ones for me were the ones from my narrowest field of expertise, the drama: Contemporary Theories of Drama at the doctoral studies, Contemporary AngloAmerican Drama and Tragedy in the Age of Shakespeare at the master studies, as well as Shakespeare and Harold Pinter at the bachelor studies. I should also mention other courses which I have also introduced, designed and taught by force of circumstances in order to hand them over later to younger colleagues: English Medieval Literature, English Renaissance Literature, Introduction to American Studies, Contemporary American Literature, Canadian Literature and Culture, American XX Century Novel, T. S. Eliot, Postcolonial Literature and Culture. At the same time, younger lecturers were educated, among which were my former students and/or teaching assistants Biljana Vlašković Ilić and Jovana Pavićević, and soon Aleksandar Radovanović and Tijana Matović as well. I should also mention the cooperation with my colleague Tomislav Pavlović, an irreplaceable interlocutor, as well as the remaining three colleagues from the Literature section, Nikola Bubanja, Jasmina Teodorović, and Marija Lojanica. Therefore, the Department of Anglistics in Kragujevac currently has seven lecturers of English Literature, while just ten years ago there were only two of us, Aleksandar Nedeljković and I. Lipar / Journal for Literature, Language, Art and Culture / Year XVIII / Volume 63
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The accumulated bibliography, data, analyses collected at the leading world institutions and their libraries – at the University of Illinois, Urbana-Champaign at Harvard University, whose summer school of drama meant a lot to me, in Berlin, and above all in the British Library in London – still wait to be fully explored (and the abovementioned reasons partly explain why it is so), as well as the collected conversations and correspondences with people who are significant on a global scale, among which I single out Herbert Blau and Erika Fischer-Lichte. However, in the first place I highlight Harold Pinter, who has been and is the centre of my diverse engagements in teaching, scholarship, and activism. Writing a book on him, begun a long time ago, was postponed to more disburdened days because those are the materials and findings that resist superficial dealing imposed by the priority of teaching. Joking aside, a lot has already been written and published, maybe even too much, under the pressure of professional demands, as evident from the CV and the list of references. For me, it has always been primarily important that I should believe in what I write, and that the topic I write and talk about should be relevant. I single out the publications that I consider significant because I invested most effort into creating them and because they had the greatest impact in the academic and literary circles, so I enlist them in the chronological order of their creation. Translation of the book Against the Current by the Oxford professor and historian of ideas Isaiah Berlin was not only a linguistic feat, but also a culturological one, supported by the author himself who waived paying for the copyright and thanked me in a personal correspondence for the effort to publish the book at a time which was unfavourable for book. The book was promoted by such public intellectuals as Nikola Milošević, Bogdan Mrvoš, Dušan Pajin, and Nenad Daković. The book Drama in the Age of Irony was in its time avant-garde because it was among the first ones to deal with deconstruction and postmodern theories of drama, which made it a sort of primer and drew attention of theatre theorists and practitioners. A testimony of that is the support from Gojko Božović, the inspired afterword by Veljko Radović, the praises from professor at the Faculty of Dramatic Arts and actress Gordana Marić, who used the book while preparing the plays she directed (like Albee’s Who’s Afraid of Virginia Woolf?), and professor and critic Dragana Bošković who had, in her own words, read the book a countless number of times and underlined it from cover to cover. I highlight three articles in domestic journals in which the past research was significantly synthesized and the path for future research was traced: “Anthropology and theory of drama” (Ethno-anthropological problems), and “A brief history of an influence: Harold Pinter’s Irish Connection” (Matica Srpska Journal of Literature and Language). The articles published abroad by eminent academic publishers: ”The Dumb Waiter – Realism and Metaphor’’ (Rodopi); ”The Child as Other in Shakespeare’s Plays,” (De Gruyter); “Trauma and the Tragic in The Hairy Ape and All God’s Chillun Got Wings,“ (The Pennsylvania 14
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State University Press). As special achievements I emphasize Highlights in Anglo-American Drama: Viewpoints from South-East Europe (Cambridge Scholars Publishing) due to the cooperation with Vesna Bratić from the University of Montenegro and other colleagues from former Yugoslavia, and Harold Pinter: New World Order (Arhipelag) as a cooperation with Jovana Pavićević and students from Kragujevac. I also must mention a series of lectures during 2016 under the general title ”How We Paid Tribute to William Shakespeare” with colleagues Zorica Bečanović Nikolić, Jovana Pavićević, Nikita Milivojević, and Dragana Stefanović, and the young enthusiasts from Gornji Milanovac. I received a greater degree of fulfilment as well as joy and excitement only from the ceremony following the award of honorary doctorate to Harold Pinter in Kragujevac in 2008, which was an interdisciplinary and multimedia event in which the teachers and students of all three schools of the Faculty of Philology and Arts participated. Prof. Radmila Nastić May 2017
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Церемонија доделе почасног доктората Харолду Пинтеру са свим учесницима 6. јуна 2008 Award ceremony of honorary degree to Harold Pinter with all the participants, June 6, 2008



Са Харолдом Пинтером у Лондону, ресторан Есенца, 11. септембар 2008 With Harold Pinter in London, restaurant Essenza, September 11, 2008
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LJILJANA BOGOEVA SEDLAR ON RADMILA



I met Radmila Nastić in the early 1990s. She came to me at the advice of Professor Vida E. Marković, whose student and assistant I was and whose courses I continued to teach after her retirement. She wished me to take up mentoring doctoral students whose thesis she could not supervise because she needed all the free time she could get for the multivolume memoire she was writing. When we met, Radmila had already obtained her master’s degree in English for a thesis on Eugene O’Neill. Working on a comparative study of Harold Pinter and Edward Albee was a natural continuation of her prior interests in modern drama. The thesis, published in 1998 as Drama in the Age of Irony (my suggested title was Political Use of the Absurd) was very well received by the Serbian public and made it possible for Radmila to begin her career in the academia. Several decades later, this special volume of Lipar is a testimony of a life well spent. It is a tribute by students and colleagues from several universities where she has taught, but especially the Faculty of Philology and Arts of University of Kragujevac, whose faculty member she has been since 2005. A genuine love of literature translates into a life of dedication to the best that has been known and thought by humanity. Professor Nastić has shared this love with the students she tirelessly encouraged in their quest for knowledge and supported in their desire to find original ways to demonstrate and develop their creativity. After being once her mentor, it is a privilege, now, to be her colleague and friend. Ljiljana Bogoeva Sedlar
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Излагање на конференцији The Viewing of Politics and the Politics of Viewing: Theatre Challenges in the Age of Globalized Communities, The School of English of Aristotle University, Thessaloniki, Greece, 20 April 2013, “Political Theatre Now Is Even More Important Than It Ever Was”.
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NAOKO YAGI ON RADMILA



I have recently pulled out a file which contains my diary covering the months of the autumn term 1991 at the University of Warwick. Radmila is mentioned for the first time in the entry (written in English!) for November 14th: “I met Radmila, a visiting student from Yugoslavia, at Arts Centre and we had coffee, talked about ‘deconstruction,’ and I showed her my messy room, we strolled around beside the lake, and I was simply overwhelmed by her knowledge of the subject. She had read so much, she knew how to say something about it, she had attended so many lectures in various departments, and she was a very nice and friendly person.” We had, if I remember correctly, introduced ourselves a few weeks before in a seminar taught by Elaine Turner in what was then called the Joint School of Theatre Studies, where Radmila was a visiting student and I was doing an MA. The Arts Centre, which had a theatre, a studio theatre, a concert hall, and a cinema, was on campus, with its modest café being favoured by those of us who found the Students’ Union a little too undergraduate. God knows how “messy” my room looked, but it was in one of the students’ flats on campus, not far from the lake. I recall Radmila telling me that she often spent time reading on a bench by the lake, with ducks to accompany her occasionally — a thinker through and through, she was no doubt attracted to an ideal space for contemplation. My take, in the entry, on Radmila as an academic and a person speaks for itself. What I did not quite see while we were together at the university became painfully obvious to me afterwards, when we started corresponding (in longhand, of course, for the first few years). It was that Radmila the thinker meant nothing without Radmila the doer. For a cause, she would be prepared to, and at least once she did, put her career on the line. She would also tell you in no uncertain terms that you have done wrong—there was one e-mail from me in 1999 which rightfully infuriated and hurt her, my message having inadvertently been less than considerate. Not that Radmila would voice her anger and stop there — in the case above, she rather strikingly chose to go back to the spot where we had left off, something she could easily have decided not to do. The trail, nearly two decades later, is robust. Radmila’s versatile brilliance and kindness will continue to stimulate as well as fascinate us all. I, for one, would love to receive from her, among other things, a piece or two of some kind of creating writing. Whatever you do, Radmila, make sure that you are free — in its true sense! Naoko Yagi
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Предавање на Madras Christian College, India, 11. марта 2014: “Truth in Drama”
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CHRISTOPHER NORRIS ON RADMILA For Radmila, with warmest greetings! I am happy to salute Radmila Nastic for her many years of teaching, scholarship, and service to literature. If that sounds overly formulaic or pompous, then please put it down to the nature of the occasion and not to any kind of formal reserve on my part. ‘Service’ is the right word, whatever its somewhat stilted character, because Radmila is one of those nowadays rare critics who have all the scholarly, intellectual and (yes) creative gifts to do literature justice while never using – or exploiting – literary texts as a means of self-promotion.  I think this explains many aspects of her achievement, including the readiness of otherwise reticent or guarded writers - Harold Pinter among them - to talk to her in ways, and at a length, unusual in present-day literary culture. Radmila has great seriousness of attitude and purpose but absolutely none of the self-importance and over-solemnity that often go along with it. Hers has not been an easy life by any means, and it has left her with a keenly developed sense of how literature – drama especially – not only reflects or represents but may deeply affect our extra-literary experience. And that knowledge has itself been expressed in a habit of ironic good humour - a ‘habit’ rather as Alan Bennett uses the word in the title of his play ‘The Habit of Art’ - that has clearly helped her to steer a path through some more than difficult times. I wish Radmila many more years – as many as she herself would wish – of teaching, writing, political activism, travel (I hope to Wales very soon), and pleasure in the company of her friends around the world. We live in bad and dangerous times with few occasions that call for celebration without some darkening overtones. Still Radmila’s example is heartening to those of us who have so far seen nothing like the horrors inflicted on her country in recent years but who view the emergence of Trump and his UK collaborators with growing alarm. Her life and work are a splendid lesson for our times in the difference between an outlook of seen-it-all cynicism and one of reasoned, principled, and morally bracing scepticism.  Christopher Norris Swansea, Wales
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Циклус предавања поводом 400 година од Шекспирове смрти: „Шта нам данас значи Вилијам Шекспир“, Дом културе студентски град, Књижевни клуб „Магистрала,“ 5. 04. 2016. и 26. 05. 2016. са проф. др Зорицом Бечановић Николић и др Јованом Павићевић Moderating a series of lectures to mark the 400 years since Shakespeare’s death, Students’ Cultural Centre Belgrade
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821.111-1 821.111-145



Christopher Norris1 University of Cardiff, Wales UK Philosophy Section



THREE POEMS FOR BAD POLITICAL TIMES I The Provocations of Philosophy: Bert Brecht’s message for the age of Trump Enlightenment is man’s release from his self-incurred tutelage. Tutelage is man’s inability to make use of his understanding without direction from another. This tutelage is self-incurred when its cause lies not in lack of reason but in lack of resolution and courage to use it without direction from another. Sapere aude! ‘Have courage to use your own reason!’- that is the motto of enlightenment. Immanuel Kant, ‘An Answer to the Question: What Is Enlightenment?’ The worst illiterate is the political illiterate, he doesn’t hear, doesn’t speak, nor participate in political events. He doesn’t know that the price of the bean, of the fish, of the flour, of the rent, of shoes and of medicine, all depend on political decisions . . . . From his political ignorance is born the prostitute, the abandoned child, and the worst thieves of all, the bad politician, corrupt flunky of the national and multinational companies. Bertolt Brecht



Before it happened you were in no doubt. ‘Unthinkable’ you said, and then, Lest they suspect you’d not quite ruled it out, ‘Just inconceivable’, again. ‘Again’, I wrote, but let’s not be too quick: Those words ‘think’ and ‘conceive’ don’t mean The same thing, and we’re apt to miss a trick By suturing the gap between. Of course you’ll say it’s just semantic stuff, All this, and the last thing we need 1 [email protected] Lipar / Journal for Literature, Language, Art and Culture / Year XVIII / Volume 63
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Christopher Norris



When you’ve real-world catastrophes enough For ‘act, then think’ to be your creed. Yet ask yourself: which line’s the one to take When those wise-after-the-event Types say: ‘It’s happened, so you’d better make Think-room for how things really went’. Well, you can either field it with a flat Though feeble apologia: ‘got Things wrong that time, alas!’, or try to bat It back with a semantic shot. Then you might say: yes, sure enough, ‘conceive’ Trump president I can and must Since it’s a claim that’s true, that I believe, And that has duly earned my trust. That’s knowledge as it figures on the view Proposed with sundry minor tweaks From Plato down, though lately just a few Have differed with the ancient Greek’s Account of it. Still, you lot have no choice But to conceive the man as now  Your sworn-in president despite the voice Inside you that just won’t allow The thought. For thinking brings a sharpened sense Of that rock-bottom line below Which politics can’t sink lest it dispense With all the semblances that go To keep the folk on board. That’s why I say You needn’t feel the wise-guy’s won Or pipe down when the hindsight-seers play Their cynic games by making fun Of you for thinking it ‘unthinkable’ that such A bunch of rogues and fools should come To occupy high office. There’s a much More hopeful way than acting dumb And that’s to say that lots of things we thought Or think could never happen did Or do, which means reality falls short Or fails to match our starting bid 24
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THREE POEMS FOR BAD POLITICAL TIMES



By throwing up some Bullingdon buffoon As Foreign Secretary, or fool Like Donald Trump as fittest to fine-tune The harmony of states. Then you’ll Do best to keep in mind the point that ‘think’ And ‘know’ are words that come apart Most truth-revealingly when any link Between them’s always apt to start A thought-rebellion as it twists and snaps Under the strain. If you apply Yourself you’ll find out the truth-value gaps That show up where the facts defy All presentations that would have them square With thought’s demand, or all the best State-sponsored tricks and ruses to repair Those tell-tale cracks. Then every test For truth that’s thinkable as well as borne Out by appealing to some fact Or other is the surest way to warn The populace that what they’ve lacked Thus far is means or motive to enquire Why crooks and fools so often reach High office. Then they’ll see how things conspire So often as if meant to teach A crash-course in the need for you to steer Not only by the guiding lights Of factual truth but by what first comes clear When knowledge of that sort unites With thought’s refusal ever to accept A bad reality as all There is of truth. It’s by that lie we’re kept From seeing how far short they fall, Those villains of this latter age whose sole Distinction is to far surpass All previous contenders for the role Of most corrupt or else outclass
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The Borgias and the Krays in every vice That flesh is heir to. Still they tend To fester worst, as Trump and Co. suffice To show, most often through the blend Of those twin motives, greed for power and lust For all its cash-back benefits, That make the turn to politics a must For any billionaire whose fortune hits A satisfaction-ceiling. Then he feels A growing need to exercise The kind of power that brooks no vain appeals To business-law but just relies On getting cronies into place who’ll fix The rules through a Supreme Court that’s Itself so packed with cronies (politics And wealth checked out: all plutocrats) That your incumbent Pres need entertain No fear that rule of law might thwart His family business in its plans to gain More wealth with their confirmed support. Just think of this, then think how much it hurts, That sense of a reality at odds Not only with what counts as ‘just deserts’ Or once was deemed to please the gods But with each latest thought-affront that tells Us, in reflective mode, that there’s More to reality than that which spells Out what’s the case yet hardly bears Such dwelling on. For if it once became Your habit to keep well in mind And each time thinkingly review what shame Those home-truths of a factual kind Had brought upon you citizens who let The perpetrators bring it off, That veritable coup d’état, and get Themselves safely in place to scoff
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THREE POEMS FOR BAD POLITICAL TIMES



At you poor suckers then the chances are The thought would either drive you mad With the injustice of it all or jar On any remnant faith you had In their ‘democracy’. Then you’d resolve To pass from thought to act and strive To square the two, although this might involve No end of failures to arrive At other life-goals that required no loss Of those life-chances premised on Your up-to-now unwillingness to cross A certain line. So you’d have gone Along with conscience and its sudden urge To strive at last against the old Conformist drive that recommends we merge Our purposes with what we’re sold As virtue by some gang of thieves installed In the White House or other seats Of power world-wide. Time, then, to do what’s called Thought-crime by them and say it meets The needs of truth and justice only if Its counter-push against the pull Of habit and self-interest’s not a tiff In thought alone but takes the bull Straight by the horns and vows to overturn All those unthinkably bad states Of factual circumstance. From which you learn What kind of action best translates Your outrage into something Marx would count As truly setting out to change The world, not spinning ideas that amount To just one tick-box in the range Of world-interpretations. These then serve Most usefully to help deflect More thought-brigades from working up the nerve To think with practical effect,
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Reject the given, emphasize the rift Between plain fact and thought’s demand, And so bring better times within the gift Of you who seek to understand More adequately how you’ve all been screwed By those in power. It’s this that made So many give up fighting and conclude That there’s too high a price that’s paid, By their sort mostly, when the facts confront A counterfactual realm of hope Renewed. Let’s grant, you’d better make a blunt Assessment of how far its scope For action’s always subject to the check Of a shrewd reckoning that takes Due stock of stubborn facts that might just wreck Its long-term project. Where the stakes Are highest is where commonsense insists Most loudly, since with all the force Of thought repressed, that only fabulists Or crazed ideologues endorse The notion that mere mindfulness might bring A switch of some world-aspect as It strikes the thinker, then new hopes that spring In quick response, and then what has The power of energizing thought and will To act in their pursuit. So don’t Give up that word ‘unthinkable’, or drill Yourself in fact-routines that won’t, Since close-patrolled, allow for thought’s revolt Against contingent evils. Keep In mind how thinkers sometimes need a jolt To wake them from the placid sleep Of reason or of propositions framed In forms that perfectly accord With logic’s rule. Thus Aristotle named Them ‘practical’, those smorgasbordType syllogisms that were rightly classed Among the licit kinds despite 28
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THREE POEMS FOR BAD POLITICAL TIMES



Their purely formal defects since they passed, In rational if not in tightLinked logical array, from certain facts About the world to certain ways In which to view and justify such acts As follow when we reappraise The case more thoughtfully. Again, this goes To make my point: that facts which rank Below what’s thinkable – concerning those, Let’s say, who ultimately bank On moneyed interest and on sheer extent Of public ignorance to hide Their guilt – are facts that amplify dissent, Or should, until the rising tide Of outrage brings the barrage to a head Of pressure fit to blow the top Clean off their lie-machine. If what I’ve said Strikes you as misconceived, just stop And think: what might it take to power the jump Of thought that comes to find it downRight flat unthinkable, the fact of Trump As president, or such a clown, Crook, liar, narcissist, and imbecile As placed to launch the nukes and wipe Us all out should he some day wake and feel That way inclined. If you’re the type Who says ‘That’s how things are – just learn to live With it’, then I’ve no further bone To pick with you or argument to give, Beyond what I’ve already shown, As ample grounds for rising up against This monster and his entourage Of conspecifics. But if you’re incensed To think of it, then let this charge Your anger-levels up until the stress Arrives at breaking-point and thus Makes way for actions that alone express Thoughts once too painful to discuss. Lipar / Journal for Literature, Language, Art and Culture / Year XVIII / Volume 63
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II The Greatest Gift of Boris J: a New Dunciad The greatest gift of Boris J Was having lots of things to say That sounded smart but very soon Revealed him as a prize buffoon. His father quickly saw the boy Was most unlikely to enjoy Preferment of the kind that came Of native wit, since just the same Perception had compelled his Dad To say of him: ‘a splendid lad But thick as two short planks’. Still he’d Got on alright, maintained the breed, Produced son Boris, raised the kid To do the sorts of things he did, Like spouting nonsense long and loud To wow the plebs or please the crowd, And made of him, in short, a fine Addition to the family line. But every idyll has an end, And so the time arrived to send This none-too-promising young chap Somewhere to plug the three-year gap Between school and whatever kind Of job Dad’s city friends could find To put his way. In short, he’d not The brains to mix it with a lot Of clever kids from grammar-school Or comprehensive whom he’d fool With one of his set-piece displays Of blustering, but who might raise Some question as to whether he, That loud-mouthed bully-boy, should be Received amongst them in a place Of higher learning. Such disgrace, His father feared, could so affect Poor Boris that it wholly wrecked His chance of spending those three years On sundry ways to keep his peers From finding out the little trick He’d learned for not appearing thick. So off he went to Oxford where, Great tricksters all, they didn’t care Too much about the curious lack 30
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THREE POEMS FOR BAD POLITICAL TIMES



Of evidence with which to back The perfect self-assurance that Came of his having got off pat The sorts of stuff that went down well With tutors not allowed to sell A place at college but inclined To favor those with whom they wined And dined. The trick: pretend that you’re A clever chap who knows the score Alright, but just pretends he’s dumb For laughs, though really (as they’d come To know if things went wrong) you played The game of a buffoon who madeBelieve he’d brains enough to take A jester’s role. If he could fake It well enough then soon he’d get The hoi polloi onside and let Them count him just a harmless clown While commentators had him down, Obligingly, as more cluedUp inverse Coriolanus who’d The vulgar turn of speech to bring The mob on board but the true ring, To ears attuned, of one whom it Best suited now to play the pit Against the gallery. He’d show (For those onlookers in the know) How the best minds could always hide Their true intent or send us wide Of it if we’re the sorts of folk Not smart enough to get the joke. Yet knowing types were taken in, Just like the mob, because their spin Was one that opted to rehearse The Boris line, not its reverse. Else they’d have quickly found him out A genuine fool (of this no doubt) Though one who opted to regale The world with an unending tale Of follies that could only strike His classy chums as too much like Their own for them to think of him, The Johnson chap, as simply dim. That’s why their preferential view Revealed a brilliant thinker who Lipar / Journal for Literature, Language, Art and Culture / Year XVIII / Volume 63
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Exploited every chance to sus His various publics out, and thus Did more than anyone to keep The dogs of class-war safe asleep. His father realized early on That fortune had not blessed his son With brains enough to make the grade Against those upstart sons of trade Who nowadays aspired so far Above their station as to bar The Boris-types from grabbing all The academic prizes. ‘Call Me prejudiced’, Dad said, ‘but I’m Resolved my idiot son will climb  As high as I did up the tree Of unearned wealth and stand, like me, Foursquare on privilege and rank. Not like those redbrick kids who bank On brains to get them good degrees Instead of knowing how to please Some well-placed person who can tip His friend the wink or quietly slip A word into the Master’s ear. He’ll see exams don’t interfere With the arrangements put in place To make quite sure we don’t debase The currency by letting brain, Not wealth, direct the gravy-train.’ Then Father, warming to his theme, Worked up a further head of steam As he recalled again how his Own alma mater did the biz For Boris, let him in with no Hard questions asked, refused to toe The line on widening access, and Allowed him full scope to expand His range, not of ideas or thoughts But handy friends. They were the sorts (His Dad reflected with a sense Of grateful pride) who’d recompense Their pal with favors far beyond Whatever hike might correspond To coming out with a starred First, The prize for nerdy blokes who nursed, So Dad assumed, some petty grudge 32



Липар / Часопис за књижевност, језик, уметност и културу / Година XVIII / Број 63



THREE POEMS FOR BAD POLITICAL TIMES



Against the rich. This made them drudge Long hours in libraries instead Of making friends, getting ahead, And plugging any deficit Of intellect or mother-wit With smooth talk of the kind that went A whole lot further to augment The family fortunes. Yes, they still Found a few scholarships to fill With all those intellectual types Or state-school kids. Whence all the gripes About the sorts of rowdy stuff That happened when the fights got rough, Or when the Bullingdons decreed Some hapless scholar had no need Of trousers, books, or things defined As smacking too much of the mind In quiet revolt against the brute Assertion of a creed to suit That drunken mob. But it’s a case, Here as in all things, of ‘the race Goes to the fittest’, which translates In Boris-speak as: choose your mates With care and then they’ll help you fix Things up – friends, enemies, odd tricks To balance books, a bob or two In leaner times, and chaps to do The necessary when it comes To stuff best handled by your chums Like claiming debts, or settling scores With bigger blokes, or routine chores Like squaring chappies who don’t quite Latch on. Those chappies may be bright Yet miss the finer points involved In how such matters get resolved Amongst the smart set who’ve received Their drill in what to do when peeved By such slight upsets.  That’s the best Thing about Oxford and the test Of how much it can do to boost Your real life-chances, get you used To spieling confidently when You’re talking utter tripe, and then – Lipar / Journal for Literature, Language, Art and Culture / Year XVIII / Volume 63
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Should some smart-arse presume to take You up on it – get chums to break A bone or two. They’ll help repair The social breach lest more of their Prerogatives be stolen by Those pushy redbrick alumni. Thus Dad again: ‘Think, if you will, How vain the effort to instil Wisdom or knowledge in a mind As primitive and unrefined As that which he inherited, My son, from ancestors long dead And brought to that pluperfect stage Where his meanderings let us gauge How far it’s gone, our family tree, In its decline to idiocy. Those Oxford tutors know the ropes; They get their share of wealthy dopes And so adjust their teaching plan To suit the individual man (I’m told some colleges accept Girl students now, but that’s best kept Well under wraps). Where was I? Yes, His Oxford tutors took a guess That Boris likely wouldn’t shine In scholarship but might do fine In other ways if they could build Constructively on unfulfilled Potential and so stretch his few Poor talents till one hardly knew How few and poor they were. The task Was somewhat eased, in case you ask, By his strong tendency to big Them up and then, should someone twig How perfectly absurd the boast, Repeat it louder till the most Determined sceptic had to stop His ears and let the matter drop. That gift they cultivated, plus His way of making a great fuss About his always being right On every topic. This despite His almost always being wrong, Which didn’t much affect the song 34
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And dance he made or help him learn From his mistakes, unless to turn The volume up and shout them down, Which hugely bolstered his renown Among the likewise challenged bunch Of hangers-on. They had a hunch That this might be their own best way Of keeping mockery at bay, This Boris-wheeze of talking crap But getting everyone to lap It up because he put in lots Of pompous words and filled the slots That English nonsense failed to reach With foreign nonsense. This they’d teach Him every day, his tutors, so That soon he’d be prepared to go Out in the world and not let on How dense he was. The handiest conTrick was the schoolboy one that took No more than a quick, furtive look For Latin tags or quotes. These fall Conveniently to hand on all Occasions when one’s tried and failed To think of something that availed Last time to hide one’s total lack Of gumption. Plus it takes a smack At those who’ve missed out on the rich And many-sided culture which Lies open solely to the sons Of privilege. For they’re the ones – Contest it as you will – whose sense Of taste and native competence Allows them that especial ease Of access that the legatees Of vulgar ignorance should just Accept since their condition must Exclude them from the magic zone Where class and classics greet their own. So thought his Dad, though that old block The chip was off maintained his stock Response whenever someone had The cheek to call his son a cad. Else they might raise the question why He sounded such a clever guy, Lipar / Journal for Literature, Language, Art and Culture / Year XVIII / Volume 63
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With all those long words and his air Of having such a natural flair For languages, yet somehow got Mixed up when faced with on-the-spot Collocutors who went off-script Or TV panellists who quipped About him in satiric mode, Thus disrespecting every code Of media etiquette. This left The poor lad totally bereft Of words beyond the tongue-tied yawp Or snorts of rage at which they’d gawp, Those interviewers prone to think Him super-smart since told to link Up with his media-savvy team Of PR heavies whose regime Imposed strict limits on the scope For doubt. For it’s a slippery slope From slight misgivings they might feel To counting him an imbecile And so thenceforth according scant Attention to his mindless rant. All this his father deemed a mere Reflection of the need to sneer At intellects above their own Among the rabble, or those known As rabble-rousers in the crew Of ex-chums. Must be that lot who Spread all the nasty stuff around Announcing that he’d now been found A fool, an ignoramus, and The kind of bloke they couldn’t stand  To think they’d just last week embraced As sharing their superior taste. Truth is, Dad wasn’t quite immune To doubts on that score, but would soon Suppress them when some cheeky cub Reporter took his chance to rub It in that his fine son was (let’s Say) just the sort of chap who gets Thrown out of parties, or the sort Who seems a few I.Q points short Of normal, or who, every time He speaks, commits some hideous crime Against the English Language. Still, 36
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Though Dad had learned the put-down drill To send them packing, he could not Conceive what might have been his lot In life, young Boris, had the fates Withheld that gift which compensates For defects of the mind or soul With other benefits. These stole  A march on all the clever blokes, Or nice-guy types, or other folks More able but less well supplied With skin like a rhinoceros-hide And lacking his protective gift Of being not the least bit miffed At satire’s barbs since wadded thick So even the sharpest didn’t stick. ‘Full many a flower is born to blush’, And all that, but before they rush To judgment – so his father thought – Perhaps those social levellers ought To count the cost in man-hours spent By Oxford tutors eminent Enough to land themselves a post At seats of learning coast to coast, Yet now with naught to exercise Their minds save trying to devise New ways to keep a nincompoop In check. Else he’d provide some scoop For paparazzi keen to bite The hand that any moment might Give one of them a story sure To hit the headlines and procure Such short-lived fame as comes to those Who hardly need to hold their nose When tailing Boris. For the smell Brings promise of more tales to tell And lets them know, should any doubt Remain, that they have all the clout In market terms since no one reads The nice stuff. Plus, raw sewage needs At least as much disposal-care As those choice items fit to share With readers whose more sensitive Olfaction means they’re apt to give Both Boris and the hacks who thrive On him scant licence to connive Lipar / Journal for Literature, Language, Art and Culture / Year XVIII / Volume 63
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At further lowering the tone By any standard but their own. And so once more: ‘Where was I? Must Have gone a bit off-topic just When I got to that handy quote From Gray, you know, the one who wrote The Country Churchyard thing – but damn Me, what a foolish chap I am To keep on getting sidetracked. Three Times now I’ve tried to say that he, My Boris, isn’t half as bad, As stupid, or as raving mad As some make out, and every time For some odd reason – one that I’m Not up to sorting out – I veer Off course and make the boy appear A dunce, a cad, a perfect fool, A dolt, a semi-witting tool Of racists, and a chap you’d go Long ways around to miss or throw Clean off your trail. For should you meet He’ll probably be quick to greet You like a bosom-pal, until You mention some outstanding bill, At which he rings his city mates, Informs them loudly how he hates Your guts, then – like as not – just hints He’d like to see your legs in splints. But that’s enough – can’t keep on track As planned but will keep circling back To all those things that I’d prefer To brush aside yet still occur Unbidden to me as I strain And fail, and strain, and fail again, Fail worse this time, to stick up for That boy of mine and so restore The family name. Truth is, it’s too Much, even for a father who Devoutly wishes to defend His only son, this need to bend The factual evidence so far As to make Boris out the star Yet helpless victim of a vile Conspiracy with all the bile That comes the way of anyone As rich and famous as my son. 38
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But no, the truth will out: they’re right, And I’ll acknowledge it despite This vain attempt of mine to press A case for the defence. Why stress The soft stuff like paternal love And private loyalty above The rival claims of civic good Or common decency that should, So we’re instructed, come to guide Our acts and choices once untied From those rogue impulses that rule Our hearts and minds until we school Them in more adult ways? Not my Strong suit, this stuff, although I try To take the Creon view and see The problem with Antigone, If you’ll excuse the sharp descent From their sublime predicament To how I stall and beat about The bush. Why can’t I come right out With what I should have said straight off: That Boris is the kind of toff Who gets us fellows a bad name? Let’s face it, he’s the one to blame If things go wrong with our old trick For pleb-appeal. That lets us click, Us Grade A types, with all those folk, The Ds and Es, who like a bloke Much classier than the Bs and Cs Since quite at liberty to please Himself in all he says or does, Like setting lots of ears abuzz With gibes about the middling sort Of social climber. Why comport With rules of decency or tact Devised by parties to a pact The main effect of which has been To keep the have-nots off the scene, As well as haves with wealth enough (Inherited) to tell them: stuff Your bourgeois virtues, stand aside, And see us jump the class-divide From A to E. But now he’s blown The gaff, my wretched boy, and shown That up as just the kind of ruse Lipar / Journal for Literature, Language, Art and Culture / Year XVIII / Volume 63
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That chaps like us will always use To dupe the very folk who’d stand To gain the most if our old brand Of fake class-hopping were exposed For what it is. So, chapter closed: Just have to have to find another way To con them, fight another day, And forge anew the ancient bond Of foule esclave and beau monde. III Bertolt Brecht Offers Advice to Those Living in the Age of Donald Trump Events cast long shadows before. One such event would be a war. But how are shadows to be seen When total darkness fills the screen? Bertolt Brecht, ‘Alphabet’, from ‘Five Children’s Songs’ (1934), trans. John Willett All the gang of those who rule us Hope our quarrels never stop Helping them to split and fool us So they can remain on top. Brecht, ‘Solidarity Song’, trans. Willett



OK, you asked for it so here’s The best advice I have on how to see them through, These worst of times that you Tell me you’re facing now after just seventy years When things went quiet, at least for those Who lived a good way from the trouble-spots and chose To block their otherwise ultra-sensitive ears To what was going on, or close Their minds to any bit of news that might, If mindfully attended to, Disturb their liberal consciences or cause a sleepless night. From what you’ve said the case strikes me As very like ours in the early to mid40
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‘Thirties when (let’s not kid Ourselves) we German leftists didn’t exactly see Eye to eye and fought such a lot Of internal feuds that we lost the larger plot, Put tactics ahead of everything that we Were meant to stand for, and (here’s what You chiefly need to know) afforded just the chance Those bastards needed to get rid Of the few last obstacles to Hitler’s advance. Not that we can afford to ignore Questions of tactics on the left, God knows, But what ‘all history shows’ (If you’ll allow me to take the role of sermonizing bore Just for once) is how incredibly fast things went Downhill from the time we spent On endless internecine squabbles and bouts of scoreSettling to that pure stage-event, The Reichstag Fire, expertly planned for max effect As if to signal the echt-Wagnerian close Of tottering Weimar and herald a new age of savagery unchecked. My point is, you’re now stuck with this Monster in the White House along with his gang of crooks After an electoral fix that looks To me like the same sort of political abyss We were peering into back then,  In the days of Kristallnacht and the first Nazi rallies when We were in shock or denial, so that those hit-or-miss Efforts by a few brave, isolated women and men To end the agony all failed for lack Of coordination and went down in the history-books As having, if anything, set the resistance back. That’s my main message to you now In this age of resurgent barbarism aiming to turn Progress on its head: just learn From what went wrong, and more than anything how To manage love and hate So that with lovers, comrades, and those close to us we create Bonds strong as any pledge of amity or wedding-vow, While toward enemies maintaining always a state Of readiness to take Actions that an ethic of rational self-concern Would rule out but for the huge difference they could make. Lipar / Journal for Literature, Language, Art and Culture / Year XVIII / Volume 63
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Still let me not wax too pious on That point about behaving as kindly or lovingly as we can Toward those in our own family or clan, Or those – lovers especially – with some foregone Claim on our affection. Truth is, I Messed up in that respect and certainly won’t try To act the part of one who shone As an example that good socialists can hold high With pride. I treated not a few Of my own best comrades, women included, worse than I’d care to admit here in front of you. Then there’s the other side, the way I so often misjudged things in the political-strategic line.  Just ask those old comrades of mine Who’ll confirm this auto-critique by having lots to say About my many and well-known faults Of didacticism, lack of empathy, and constant assaults On those who’d sit through a Brecht play And find nothing that exalts The human spirit or yields, as Aristotle taught Ancient Greek and modern bourgeois audiences, the fine Idea of tragic catharsis that kills critical thought. So – my point in all this – I’m no Role-model or source of 100% reliable advice, Whether it’s a matter of being nice Enough to other people or getting stagecraft to go Along with dialectics, yet managing to grip Your audience without having the whole thing tip Into bourgeois pathos. Still I’ve some wisdom to show For the parts of my life that weren’t just an ego-trip But spent fighting fascism in the two, very different forms It took during my lifetime, making me twiceOver the right weather-man for these latest political storms. First Nazi Germany, then the US post-war With McCarthyism rampant, witch-hunts everywhere, And talk of the red scare Thrown at us artists and thinkers who dared to explore The resemblances – though of course the differences too – Between what we experienced in our new Place of domicile and what we remembered from before Our going into exile, as the Nazi menace grew 42
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And the hate-word ‘communist’ took its deadly place, Along with ‘gypsy’, ‘trade-unionist’, and – the most lethal – ‘Jew’, In the House-Painter’s plan to get his Volk more living-space.2 Now you’ve this bunch of gangster-types Who sound, from what you say, like they’re nearly as bad As some of those Nazi swine we had To cope with back then even if the leopard’s stripes Have somewhat changed since even fascism has to adjust Its strategies to changed circumstance and must, For a while, make sure it pipes Tunes of the well-known and popular sort it can trust The Fox News viewers to go along with until Its power-base is strong and the brainwashed majority glad To blink at any evil in the name of the popular will. ‘Well, that was a tough one while it lasted, But don’t rest on your laurels yet, you men. Although we all stood up and stopped the bastard, The bitch that bore him is in heat again.’3 That’s from ‘The Resistible Rise Of Arturo Ui’, the parable – OK, the didactic Lehrstuck – I wrote About Hitler in the guise of a cut-throat Chicago gangster whose emergence and eventual demise Are shown as having come about largely through The too-long collective failure to do Anything about it by a whole bunch of victims wise After the event but so convinced they’d screw Up any effort to get shot of him along with his fellow thugs And their protection racket that they failed to organize Any collective resistance and were taken for mugs. In some ways you’ve got the worst Of bad situations: not just a strutting fascist moron Whose ranting you can shut the door on Temporarily but, in this man Trump, perhaps the first In a whole new breed Of mass-mediatized demagogues claiming to lead And speak for whatever grievances are nursed 2 ‘The House-Painter’: Brecht’s nickname for Hitler, who for a short period during his youth worked in Munich as a house painter (decorator) and, as some have conjectured, later found the memory all the more galling on account of his failed ambitions as an artist. 3 My own very loose translation of the lines from Brecht’s play Arturo Ui, based on versions by John Willett, Ralph Mannheim and others. See Bertolt Brecht, The Resistible Rise of Arturo Ui, ed. and trans. Willett and Mannheim (London: Methuen, 1976). Lipar / Journal for Literature, Language, Art and Culture / Year XVIII / Volume 63
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By large sections of a populace guaranteed To revile everything that reminds them of an old, Decrepit ‘liberal’ order that they’ve declared war on, And to cheer those scheming bastards by whom they’re thoughtcontrolled. The philosophers might just come In handy here even if Marx famously said that they’d Only interpreted the world and not made, So far at least, any effort to change it or add to the sumTotal of real-world human benefits. Fair Enough, you may think, since that lot have done their share (Think Frankfurt School) to keep the intellectuals stumm On any issue beyond the reach of armchair Dialectics. Still there’s something to be learned From those who finally called a spade a spade Even if the lesson comes late and is clearly hard-earned. Think of Aristotle, he who went in For all that metaphysical stuff and thought that having slaves Was just part of the natural order but who saves Himself finally from mortal sin, So far as we’re concerned, by having logic find room Not only for those statements he could groom Into pure syllogistic form but for their worldly kin, The ‘practical syllogism’, where the upshot, pace Hume, Of two or more propositions about (say) Trump Plus others about how any half-way acceptable leader behaves Would yield the conclusion: this guy’s for the high jump. So that’s my feeling, everything taken Into account: that if you don’t soon do something about This Trump guy then I’ve no doubt That he and his mates will make sure to save their own bacon By packing the Supreme Court, filling all major posts With place-men, and gagging talk-show hosts By press-laws banning anything that might awaken Civic conscience and so once again raise toasts To the spirit of resistance among folk Who never really believed all the imbecile stuff he’d spout But opted, like many in the ‘30s, to take it all as a joke. Best way to remove him: impeach, Nail a really big lie, get the FBI spooks on his case (Don’t mock this about-face 44
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From a past victim!), or bring to light some breach Of law constitutional or criminal – surely plenty of scope To put the legal boot in. But if there’s no hope Of that, then think what history has to teach Those poised once more above the slippery slope To disaster. This gang of thieves got lucky, like Arturo And the House-Painter, by methods so base That it’s for you lot to put right and not some Federal Bureau.
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ON THE BOOK OF KINGS: FERDOWSI, VOLTAIRE, PETER BROOK



Ferdowsi’s epic, The Shahnameh, considered to be the most influential history of Iran up to the time of its completion in the eleventh century, contains a complex criticism of the history created by succession of patriarchal warrior tribes and dynasties, common to other parts of the world as well. This aspect of the epic, however, is not readily explored or emphasized, perhaps because it highlights the existence of social practices, often associated with Zoroastrianism and based on solidarity, justice and truth, striving from time immemorial to steer human societies and human history towards a more humane existence. This paper stresses the importance of Ferdowsi’s story of Kaveh, the blacksmith who, in the mythic period covered by the Shahnameh, long before Martin Luther King did the same: refused to adjust to a system that is not just, and refused to put his name to a document that claimed the tyrant he was forced to live under was an exemplary ruler and model human being. The paper relates this tradition of resistance and revolt in Persia to Voltaire’s criticism of Euro-centrism, religious bigotry and history reduced to a Book of Kings (found in his Essays on Universal History, the Manners and Spirit of Nations, 1756), and to Peter Brook’s work on non-European epic traditions (Indian Mahabharata, Persian Conference of the Birds, African Sufi tradition exemplified by Tierno Bocar), undertaken in the late decades of his life. Indignation with history, similar to their own, was voiced by Brecht, in the poem “A Worker Reads History,” and Walter Benjamin, in notes On the Concept of History, where Angel of History wishes to distance himself from the chain of events of our past, because he sees them not as progress but as a single catastrophe. This paper is a reminder that those who feel compelled to refuse and resist domination and exploitation present in the world today have a long and illustrious tradition worth keeping alive and fighting for. Today, numerous new alternative people’s histories challenge the validity of the traditional ‘books of kings’: Ferdowsi and Voltaire preceded them, and with their works Brecht, Benjamin and Peter Brook certainly contributed to their emergence. Key words: attitudes to history, Aime Cesaire, Ferdowsi, The Shahnameh, Kaveh, Zarathustrian ethics (Asha), patriarchy, Maria Gimbutas, Eurocentrism, Voltaire, Peter Brook, Shakespeare



1. ATTITUDES TO HISTORY: SOME INTRODUCTORY REMARKS “My mother (I used to read the Bible with her every night) once said to me the Bible is the story of the conflict between the kings who had power, and the prophets who preached righteousness. And she told me to 1 [email protected] Lipar / Journal for Literature, Language, Art and Culture / Year XVIII / Volume 63
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support the prophets against the kings. It’s got me into a lot of trouble in my life, but the older I get the more important I think that is.” This is an anecdote Tony Benn shared with his audience during the lecture on “The long hard road to democracy and social justice,” given at Wolfson College, Oxford, on November 17, 2008.2 He used it to explain his longstanding interest in the English Revolution and his fascination with the extraordinary people’s movements (the Levelers, the Diggers) whose ideals of equality and social justice were defeated at the time, but resurfaced in all the subsequent social revolutions that tried to alter the history of the Western world. Jokingly, Benn commented on the fact that many establishment officials consider the seventeenth century regicide not a revolution but an “interregnum,” a short and insignificant break in the British “Book of Kings,” still successfully being written, but the connection he, the man of the twenty first century, established between his own political stance, the conflicts in the Bible, and the conflicts of the English Revolution, effectively made his point: the road to democracy and social justice is long and hard, and the struggle for the better world Jesus envisioned and radical Christian sects and other radicals fought and died for throughout history is not over. One way to react to this is to despair over the defeat of revolutions fought for the ideals of equality and justice; the other is to admire and celebrate the tenacity with which such struggles recur, and understand not only why they are defeated but also what it is that inspires human beings, in spite of defeat, never to give up the vision of a world radically different from the one perpetuated by the power of kings (and other new rulers of the world) over prophets and freedom fighters.3 In support of Benn’s claim that it is increasingly important to understand the true nature of this conflict between power and righteousness, kings and prophets, it is worth pointing out some strategies by which the perpetuation of unjust and destructive history is achieved. In the first two decades of the new millennium there has been a flood 2 https://podcasts.ox.ac.uk/long-hard-road-democracy-and-social-justice This paper will argue that Tony Benn’s critical stance connects him not only with the English tradition of radical dissent but also with Ferdowsi. Cambridge Fitzwilliam Library note on the Shahnameh states that “The Persian ‘Book of Kings’ is not a relentless praise of individual rulers or the institution of monarchy. Of the fifty kings named by Ferdowsi, only five are given unalloyed approbation, while many more are shown as unwise or deeply flawed. Towards the end of the Shahnameh, a sage is asked: ‘Who is the most desperate of men?’ He replies: ‘A good man who serves a worthless king.’ 3 “The Beginning of the revolt against Dahijas,” early nineteenth century Serbian epic poem, records the uprising against Turkish occupation and rule (called by some historians The Serbian Revolution) and opens with an explanation why rebellions and insurrections occur. They are not inspired by the power elites who manage to preserve some form of power and privilege by collaborating with the conquerors. Revolts arise from the masses of mankind who find exploitation and humiliation by foreign invaders and native aristocrats unbearable. Ту кнезови нису ради кавзи, / Нит’ су ради Турци изјелице, / Ал’ је рада сиротиња раја, Која глоба давати не може, / Ни трпити турскога зулума. See the anthology of poems The Revolt of the Serbs against the Turks:  (1804-1813), Cambridge University Press, 2012 (translated by W. A. Morison, originally published in 1942). See also Geoffrey N. W. Locke. The Serbian Epic Ballads: An Anthology. London: ASWA, 2002.
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of expensive television programs that glorify empires and shamelessly celebrate imperial history4. They, for instance, insist on ‘overlooked positive aspects of slavery’5, or deal at great length with technical explanations how coliseums for the slaughter of wild beasts and gladiators were built, without analyzing or problematizing any of these practices and phenomena. They are proud to provide original pricelists of exotic creatures, purchased to be put to death for the amusement of mass audiences in Rome or some more remote center of Empire; they admire the skill with which elevators were built to lift elephants onto the coliseum arenas, but do not raise a single question about the nature of civilizations entertained by cruelty and pain, and amused by spectacles of expiring men and animals. On the contrary: scientifically and with great admiration, additional television programs explore killing properties of ancient weapons, and video games for children are created to enable them to participate, through their imagination, in the great slaughters and conquests of antiquity. As Aime Cesaire has brilliantly pointed out in his Discourse on Colonialism (1950)6, uncritical transmission of those aspects of European history has generated all subsequent forms of Imperialism and given birth to Hitler, whose rationale for aggression, intolerance and hate is re-emerging in political life today because it has never, in fact, been repudiated. Cesaire criticizes European refusal to see Hitler as the product of Europe’s own millennia-old imperial ambitions and discriminatory practices, and says that if Europeans call Hitler’s ideology Nazism, “before they were its victims, they were its accomplices.” He insists “that they tolerated that Nazism7 before it was inflicted on them, that they absolved it, shut their 4 A good example of this is the 23 February 2005 French law on colonialism, passed and later repealed by the National Assembly, which required history books used in high-schools and universities to teach the “positive values” of colonialism (Article 4, Paragraph 2). See some of the reactions publish in The Guardian (“French angry at law to teach glory of colonialism”) https://www.theguardian.com/world/2005/apr/15/highereducation.artsandhumanities, on the WSWS web site: (“France: New law requires teachers to present a “positive” account of French colonialism”), https://www.wsws.org/en/articles/2005/12/fran-d19.html, and the IPS (“FRANCE: Recasting Colonialism as a Good Thing”) http://www.ipsnews.net/2005/07/france-recasting-colonialism-as-a-good-thing/ 5 See television programs hosted by Cambridge historian Mary Beard. It is worth adding that the calls for reparation to the descendants of slaves have repeatedly being rejected, often with the counterclaim that it is the blacks of Africa, brought to the Americas as slaves, who should pay their enslavers for the opportunity slavery gave them to be ‘civilized’. See, for example, the report, published by the Independent, on the UN 2001 Durban conference on racism and racial discrimination, during which Britain, Spain, Portugal and the Netherlands refused to apologize for the slave trade “which saw up to 20 million Africans cross the Atlantic in chains between the 17th and 19th centuries,” because that could leave them facing lawsuits for compensation: http://www.independent.co.uk/news/world/africa/eu-nations-left-in-the-spotlight-over-slaveryapologies-9131672.html 6 See the full text at https://www.humanities.uci.edu/critical/pdf/Cesaire_Discourse_Colonialism_ JPrev.pdf 7 See also Michael Parenti’s 2007 text, “Fascism, a false revolution.” Among other things, Parenti writes: Lipar / Journal for Literature, Language, Art and Culture / Year XVIII / Volume 63
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eyes to it, legitimized it, because, until then, it had been applied only to non-European peoples; that they cultivated that Nazism, and that they are responsible for it” (36). In his final indictment he states: Yes, it would be worthwhile to study clinically, in detail, the steps taken by Hitler and Hitlerism and to reveal to the very distinguished, very humanistic, very Christian bourgeois of the twentieth century that without his being aware of it, he has a Hitler inside him, that Hitler inhabits him, that Hitler is his demon, that if he rails against him he is being inconsistent and that, at bottom, what he cannot forgive Hitler for is not the crime in itself, the crime against man, it is not the humiliation of man as such, it is the crime against the white man, the humiliation of the white man, and the fact that he applied to Europe, colonialist procedures which until then had been reserved exclusively for the Arabs of Algeria, the “coolies” of India, and the “niggers” of Africa.



That is the great thing Cesaire holds against what he calls pseudohumanism: “that for too long it has diminished the rights of man; that its concept of those rights has been, and still is, narrow and fragmentary, incomplete and biased and, all things considered, sordidly racist” (35-36). In the third section of the Discourse, Cesaire broadens his critique and quite rightly adds that in his opinion “the barbarism of Western Europe has reached an incredibly high level, being only surpassed - far surpassed, it is true - by the barbarism of the United States” (47). In order to understand better the reasons for Cesaire’s burning desire to put an end to histories written by slave owning monarchs and repub 



“Western capitalist states have tolerated and cooperated with fascism. After World War II, the Western capitalist allies did little to eradicate fascism from Italy or Germany except for the Nuremburg trials, but the police, the courts, the military, security agencies, the bureaucracy have remained largely staffed by those who had served the former Nazi regimes, or their ideological recruits, and that remains true to this day. How do you murder six million Jews, a half million Gypsies, several million Ukrainians, Russians, Poles, and others, and thousands of homosexuals, and get away with it? The only way you get away with it is that the very people who are supposed to look into these crimes were themselves complicit. What happened to the U.S. businesses that collaborated with fascism? Corporations like DuPont, Ford, General Motors, ITT, owned factories in these enemy countries that produced fuel, tanks, and planes that wreaked havoc on Allied forces during World War II. After the war, instead of being prosecuted for treason, ITT collected $27 million from the U.S. government for war damages inflicted on its German plants by Allied bombings. General Motors collected $33 million. Since the war, U.S. leaders have done their part in keeping Italian fascism alive, giving millions of dollars to right-wing organizations and neo-fascist organizations in Italy.” https://dandelionsalad.wordpress.com/2017/01/26/fascism-a-false-revolution-by-michael-parenti/ In 2012, an article from the Spiegel confirmed Parenti’s claim: “Ten days before Christmas, the German Interior Ministry acquitted itself of an embarrassing duty. It published a list of all former members of the German government with a Nazi past. Bundestag document 17/8134 officially announced, for the first time, something which had been treated as a taboo in the halls of government for decades: A total of 25 cabinet ministers, one president and one chancellor of the Federal Republic of Germany -- as postwar Germany is officially known -- had been members of Nazi organization. http://www.spiegel.de/international/germany/from-dictatorship-to-democracy-the-role-ex-nazisplayed-in-early-west-germany-a-810207.html. In the 1963 musical play Oh! What a Lovely War, Joan Littlewood and the Theatre Workshop dealt brilliantly with western countries’ cooperation with German big businesses even earlier, during WWI. The play was revived in 2014 in its original venue, Theatre Royal Stratford East, London.
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licans, it is good to remember his categorical dismissal of the widespread belief that colonialism was a civilizing mission that brought progress and enlightenment to the subhuman savages in the continents Europe conquered and controlled.8 Many today would agree with Cesaire’s claim that, because of its history, Europe is unable to justify itself either before the bar of ‘reason’ or before the bar of ‘conscience’, and that, indeed, it is “morally and spiritually indefensible.” Cesaire insisted that the odious hypocrisy behind which Europe hides this fact no longer deceives: for the crimes committed against humanity “today the indictment is brought against it not by the European masses alone, but on a world scale, by tens and tens of millions of men who, from the depths of slavery, set themselves up as judges.” The European masses he is referring to are, we may add, European women, (considered inferior since the establishment of Greek slave owning ‘democracy’, the model for all Western Catholic and WASPS societies), the socalled lower, working classes, and the slaves from Christian but ‘inferior’ white colonized peoples of Europe9, on whose suffering and exploitation rested the practices Europe brought to the continents it conquered and “civilized.” It needs to be stressed that those practices were not exclusively applied to other continents. They were, like the British treatment of the Irish10, homegrown ideological products, incorporated into and disseminated by the civilizing mission of colonialism. 8 Cesaire’s references to Ernest Renan illustrate this point, especially the following quote from Renan’s book La Reforme intellectuelle et morale: “We aspire not to equality but to domination. The country of a foreign race must become once again a country of serfs, of agricultural laborers, of industrial workers. It is not a question of eliminating the inequalities among men but of widening them and making them into a law.” (37) Additional evidence of unchanging attitudes to imperial history can be found in the Independent, in the January 2016 article by Jon Stone, “British people are proud of colonialism and the British Empire, poll finds; the Empire’s history is not widely taught in detail in British schools,” with an additional comment that David Cameron believes Empire should be “celebrated”. Similar article: “Wake up, Britain. Should the empire really be a source of pride?” published in the Guardian (23 January 2016), finds that “The man-made famines, slave trading, ethnic cleansing and day-to-day violence of empire have been rendered almost invisible.” Obviously, the omissions reported in 2016 were the outcome of a process inaugurated in 2010, when the Guardian reported that “Last week the new education secretary publicly appealed to proempire TV historian  Niall Ferguson  to help rewrite the history curriculum for English schools. Considering this is a man who has unashamedly championed British colonialism and declared that “empire is more necessary in the 21st century than ever before,” letting him loose on some of the most sensitive parts of the school syllabus in multicultural Britain might have been expected to provoke uproar. Instead it passed almost without comment.” The 2011 appeal “Let’s end the myths of Britain’s imperial past: David Cameron would have us look back to the days of the British empire with pride. But there is little in the brutal oppression and naked greed with which it was built that deserves our respect,” obviously had no effect and did not stop government’s revisionist plans. See full texts on https://www.theguardian.com/books/2011/oct/19/end-myths-britains-imperial-past and http://www.independent.co.uk/news/uk/politics/british-people-are-proud-of-colonialismand-the-british-empire-poll-finds-a6821206.html 9 The treatment of the colonized Slavs by the Austro-Hungarian Empire is excellently portrayed by John Berger in the last section of his 1972 Booker Prize winning Novel G. Equally famous is the anticolonial speech he delivered on that occasion: http://gostbustere.tumblr.com/post/17158444595/ speech-by-john-berger-on-accepting-the-booker 10 See British Brutality in Ireland by Jack O’Brien (Irish Amer Book Co, 1989). It is interesting that in the Independent article published on January 19, 2016, listing five of the worst atrocities carried Lipar / Journal for Literature, Language, Art and Culture / Year XVIII / Volume 63
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Still, in spite of the long tradition of inter-European wars, culminating in two great World wars in a single century, the documentary evidence provided in Hans Johan Syberberg’s Hitler, a film from Germany (1977)11, unwittingly, through a comment in the film about the public’s response to anti-Jewish radio broadcasts used on a daily basis in Hitler’s Germany, makes it clear to what extent the old and the new imperial world orders have to be mentally coerced, because they operate contrary to human nature. The Germans were constantly exposed to the propaganda that the Jews are subhuman plague and rot of human society. They were additionally assured that their performance of the “patriotic duty” of their elimination is not harmful, but actually beneficent, for their German soul. In spite of the intensity and extent of the propaganda, to their surprise, the authorities were bombarded by letters claiming that although what is said about the Jew may be true, the communicants know a Jew who is not like that and should be saved from extinction. The SS bureaucrats complained that the number of reported ‘exceptions’ far exceeded the number of Jews they had on their extermination lists. The SS supreme commander Himmler, the organizer and supervisor of Nazi concentration camps, frequently made comments how difficult it was to carry out the cleansing operation he was charged with. Yet, the possibility to refuse and resist them was there: he himself did not use it, but numerous German soldiers did, choosing to die with the non-German victims rather than kill them12. Morally, they found dying easier than being complicit with genocide, carried out to assure the salvation of alleged German racial superiority and purity. Regrettably, in the West, the undemocratic ‘Book of Kings’ attitude to history has not changed. In spite of the Allied WWII victory over Hitler and the abolition of some monarchies, the defeat of Hitler’s imperial ambitions did not mean that other European Empires intended willingly to give up their overseas holdings and change their imperial ways.13 The English out by the British Empire, famines in India are on the list, but the same disasters in Ireland are not. http://www.independent.co.uk/news/uk/home-news/worst-atrocities-british-empire-amritsarboer-war-concentration-camp-mau-mau-a6821756.html 11 For discussions of this film see chapter 10 in Revisioning History: Film and the Construction of a New Past, Edited by Robert A. Rosenstone (Princeton, 1995), and Susan Sontag’s essay “Syberberg’s Hitler” (1980, NYRB) at http://www.syberberg.de/Syberberg4_2010/Susan-Sontag-Syberbergs-Hitler-engl.html. In Hitler: A Film from Germany, 1978. https://www.youtube.com/watch?v=L6fJaiGzdH4, original radio programs feature prominently, especially in part 3, “The End of the Winter’s Tale.” They are used to document Heinrich Himmler’s ideological justifications for the extermination of the Jews. See also R. J. Cardullo, Hans-Jürgen Syberberg, the Film Director as Critical Thinker: Essays and Interviews (Springer, 2016). 12 One such example is commemorated by the Yugoslav short film, Biografija Jozefa Šulca (1973), directed by Predrag Golubović. See also the report about the incident at http://histomil.com/viewtopic.php?t=10269 13 See Salman Rushdie, “The New Empire within Britain” (1982), essay included in Imaginary Homelands (1992): https://public.wsu.edu/~hegglund/courses/389/rushdie_new_empire.htm
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Revolution, the French Revolution, the Russian Revolution, all entailing violent deaths of monarchs, are today seen as the ultimate crimes of European history. The books that lament the fate of the Romanovs are legion, and in Britain, for the emptied time, series are made about the glory of British Kings, the same ones so brilliantly critiqued by Shakespeare. Perhaps Shakespeare was, indeed, almost eliminated from school reading lists at the beginning of the 21st century so that, as was claimed in the proposal made to that effect14, time and space can be provided for the students’ re-education by the new popular television programs made to celebrate British royal and imperial heritage. Henry VIII and his wives continue to be favorite topic of exploration and exploitation but, in the spirit of ‘feminism’, queens are also celebrated for the cruelty and cunning with which they managed to survive and prosper in the patriarchal political games, and women who became known, wealthy, and popular (often by prostituting themselves, royally or otherwise) are admired and recommended. Numerous great women in history, who followed different conceptions of meaningful life, rarely even get mentioned and never get to be seen or popularized as inspiring models. Everything is done to propagate the belief that history, before being interrupted by revolutions, was wonderful, a steady stream of milk and honey, until the god-ordained order of class society was rudely disrupted by bad boys Bolsheviks, or some other equally evil revolutionaries. 



“It sometimes seems that the British authorities, no longer capable of exporting governments, have chosen instead to import a new Empire, a new community of subject peoples of whom they think, and with whom they can deal, in very much the same way as their predecessors thought of and dealt with ‘the fluttered folk and wild’, the ‘new-caught, sullen peoples, half-devil and half-child’, who made up, for Rudyard Kipling, the White Man’s Burden. In short, if we want to understand British racism - and without understanding no improvement is possible - it’s impossible even to begin to grasp the nature of the beast unless we accept its historical roots. Four hundred years of conquest and looting, four centuries of being told that you are superior to the Fuzzy-Wuzzies and the wogs, leave their stain. This stain has seeped into every part of the culture, the language and daily life; and nothing much has been done to wash it out. …British thought, British society has never been cleansed of the filth of imperialism. It’s still there, breeding lice and vermin, waiting for unscrupulous people to exploit it for their own ends. One of the key concepts of imperialism was that military superiority implied cultural superiority, and this enabled the British to condescend to and repress cultures far older than their own; and it still does. For the citizens of the new, imported Empire, for the colonized Asians and blacks of Britain, the police force represents that colonizing army, those regiments of occupation and control. … Because this isn’t the England of fair play, tolerance, decency and equality--maybe that place never existed anyway, except in fairy-tales. In the streets of the new Empire, black women are abused and black children are beaten up on their way home from school. In the run-down housing estates of the new Empire, black families have their windows broken, they are afraid to go out after dark, and human and animal excrement arrives through their letter-boxes. The police offer threats instead of protection, and the courts offer small hope of redress. Britain is now two entirely different worlds, and the one you inhabit is determined by the colour of your skin. Now in my experience, very few white people, except for those active in fighting racism, are willing to believe the descriptions of contemporary reality offered by blacks. And black people, faced with what Professor Michael Dummett has called ‘the will not to know--a chosen ignorance, not the ignorance of innocence,’ grow increasingly suspicious and angry.”



14 See Ljiljana Bogoeva Sedlar, The 21st Century: the age of consent or concern? The Rise of Democratic Imperialism and ‘fall’ of William Shakespeare, Nasledje, Kragujevac, Volume 6, Issue 12 (2009), pp. 31-52. Lipar / Journal for Literature, Language, Art and Culture / Year XVIII / Volume 63
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Omission, as a form of control of knowledge, is the most effective strategy by which this is achieved. Harold Pinter talked about it in his 2005 Nobel Lecture15 when he reminded the world that everything is known about the crimes of Hitler and Stalin, but practically nothing about the crimes of the US, which he then preceded to list in the 30 minutes of his slightly longer speech. Ken Loach alluded to it in his 9/11 film, made not about the New York disaster, over whose 3000 dead many tears were shed, but about the 9/11, 1973, in Chile, whose 30 000 dead remain unknown and unmentioned by most citizens of our globally connected world. Likewise, most books on the Romanovs do not dwell on the fact that before the royal family died violently, the Tsar ordered the massacre of the poor who marched, led by an Orthodox priest, to petition him, their Bachushka, to ease their suffering of which, they were convinced, he was ignorant. Their pleas were met with bullets, and no tears were, or are, shed for their worthless lives. This was “normal” for western history. Where Victor Hugo saw Les Miserables, others of his class saw nothing disturbing, nothing worth their attention or concern. Exploitation, anti-Semitism, racism, classism, all these, as Cesaire pointed out, were publicly upheld by church and state, legitimized by science, and supported by most of the prominent intellectuals of the day.16 It is in light of this that Ferdowsi, Voltaire, Brecht, and Peter Book are important. As Brook says, art is wonderful because it can create a moment in which “a door opens and our vision is transformed.”17 In the text of his Nobel lecture, Art, Truth and Politics, Pinter phrased the idea of the necessary liberating insight slightly differently. Since “majority of politicians, on the evidence available to us, are interested not in truth but in power and in the maintenance of that power,” in order for them to do so, it is essential “that people remain in ignorance, that they live in ignorance of the truth, even the truth of their own lives. What surrounds us therefore is a vast tapestry of lies, upon which we feed.” As an example of how such tapestry of lies is woven Pinter then talks about Reagan and the US assault on Nicaragua and El Salvador in the 1980s. He reminds us that hundreds of thousands of deaths took place throughout these countries and asks: “Did they take place? And are they in all cases attributable to US foreign 15 After his initial remarks, pursuing his topic, Art, Truth and Politics, Pinter said: “I would like to look at the recent past, by which I mean United States foreign policy since the end of the Second World War. I believe it is obligatory upon us to subject this period to at least some kind of even limited scrutiny, which is all that time will allow here.” http://www.nobelprize.org/nobel_prizes/literature/ laureates/2005/pinter-lecture-e.html 16 In her LRB lecture ‘J’accuse’: Dreyfus in Our Times, Professor Jacqueline Rose exposes the little known and appalling anti-Semitism that existed in France. The WWII clash between the Resistance movement in France and Hitler’s collaborators in that country can be seen as one more illustration of the continued struggle between kings (upper class power holders) and people, whose uncompromised belief in liberty and justice for all led them to fight for them, against all odds. See https:// www.lrb.co.uk/v32/n11/jacqueline-rose/jaccuse-dreyfus-in-our-times 17 See Brook’s essay “The Golden Fish” in his book The Open Door, Thoughts on Acting and Theatre (1993)
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policy? The answer is yes they did take place and they are attributable to American foreign policy. But you wouldn’t know it. It never happened. Nothing ever happened. Even while it was happening it wasn’t happening. It didn’t matter. It was of no interest. The crimes of the United States have been systematic, constant, vicious, remorseless, but very few people have actually talked about them.” To use the phrase Canadian documentarist Scott Noble applies ably in his film Psywar: the real battlefield is in your mind18, these amnesiac omissions happen because today perception management is the key to the control of people and events they engage in. Attitudes to history passed on by the ‘Books of World Controllers’ are formulated as instruments of political perception management and exist to justify and normalize one specific social practice, their own, certainly not to question or subvert it. Aldous Huxley, who had cured himself from near blindness, came to admire Blake because Blake understood that it is probably easier to correct physically impaired vision than cleanse the doors of perception from intellectual, moral and spiritual contamination and ideological blindness. Alternative histories are often embedded in works of art. They function as attempts at such cleansing, undertaken so that the mind of men can open to a different understanding of the past and embrace a more enlightened approach to the present and the time to come. As Pinter says in the conclusion of his Nobel Lecture, When we look into a mirror we think the image that confronts us is accurate. But move a millimeter and the image changes. We are actually looking at a never-ending range of reflections. But sometimes a writer has to smash the mirror - for it is on the other side of that mirror that the truth stares at us. I believe that despite the enormous odds which exist, unflinching, unswerving, fierce intellectual determination, as citizens, to define the real truth of our lives and our societies is a crucial obligation which devolves upon us all. It is in fact mandatory. If such a determination is not embodied in our political vision we have no hope of restoring what is so nearly lost to us - the dignity of man. 18 The term is used as the title of the first segment of Noble’s 2010 documentary Psywar. The film is available at https://vimeo.com/14772678. His trilogy, The Power Principle, has a title card that reads: “If there is a devil in history, it is the power principle. - Mikhail Bakunin”. Wikipedia usefully states that the film shows “how the US government and the military-industrial complex, together with the US media, developed a powerful propaganda machinery (inspired in good part from Nazi propaganda) in order to scare and convince the public that US invasions like those in Dominican Republic (1965), Grenada (1983), US support for brutal mass-killings, terror campaigns like those in  Guatemala  (1954),  Indonesia (1965),  El Salvador (1979), US-designed assassination plots like those in Nicaragua (1981) and in huge parts of Latin America (Operation Condor) and support for overthrowing democratically elected governments like those in Brazil (1964) and Chile (1973), were needed in order to prevent the spread of Communism using mainly the domino theory.” It is worth noting that in his Nobel Lecture Harold Pinter made the same observation, reminding the world that when in Nicaragua, under the Sandinistas, free education and free health services were established, infant mortality reduced by a third, and Polio eradicated, “the United States denounced these achievements as Marxist/Leninist subversion.” Valuable correction of historical amnesia is also presented in Scott Noble’s 2016 film Plutocracy: http://www.filmsforaction.org/watch/plutocracy/. Lipar / Journal for Literature, Language, Art and Culture / Year XVIII / Volume 63
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Ferdowsi, Voltaire and Peter Brook are important because they move us in the direction of the “real truths” that most politicians and the ‘traditions’ they defend are determined to hide from public view. They looked on the other side of the ‘royal mirrors’, and by telling us what they saw they broadened our views, altered our conventional perceptions and manufactured consents, and liberated the powers of the imagination to envisage, and strive to create a world and a way of life where the dignity of no human being needs to be violated or sacrificed. Movements in that direction are not encouraged and are often very dangerous. Thomas More, the first conspiracy theorist, wrote that looking at history he could not, so help him god, avoid the conclusion that a conspiracy of the rich against the poor was in progress. It may be the real reason why he was decapitated, and why it is very common for the last chapter of his Utopia to be appended with a discussion Was More a Communist?19 American historian Howard Zinn20 moved many in the same direction when he asked a simple question: If modern US history and interventionist foreign policy are explained as responses to the need to fight and destroy Communism, what was US history like before it had such an excuse, before the evils of Bolshevism and Communism even exited? The question lead to the ‘discovery’ of the genocide of the native Indian population (misrepresented or omitted from traditional histories of America), and to the very undemocratic problem related to the importation and exploitation of slaves, omitted, like women and the un-wealthy, from the definition of man whose rights to life liberty and the pursuit of happiness the Declaration of Independence promised to protect. Because of his (Zoroastiran) dedication to truth, Ferdowsi died poor and out of favor with the King for whom he had written the Shahnameh; Voltaire in his lifetime experienced numerous exiles; after the protest play US, and the film based on it, Tell Me Lies21 Peter Brook left England of his own accord, curious to discover in other parts 19 “When I consider any social system that prevails in the modern world, I can’t, so help me God, see it as anything but a conspiracy of the rich to advance their own interests under the pretext of organizing society. They think up all sorts of tricks and dodges, first for keeping safe their ill-gotten gains, and then for exploiting the poor by buying their labor as cheaply as possible. Once the rich have decided that these tricks and dodges shall be officially recognized by society—which includes the poor as well as the rich—they acquire the force of law. Thus, an unscrupulous minority is led by its insatiable greed to monopolize what would have been enough to supply the needs of the whole population.” Thomas More, Utopia, Book 2, Sec 23, (translated by Paul Turner, Penguin Books). 20 Howard Zinn: The Historian Who Changed The History, Pankaj Prasoon, 10 February, 2010, Countercurrents.org, at http://www.countercurrents.org/prasoon100210.htm/. See Zinn’s 1992 lecture The Interpretation of History at https://www.youtube.com/watch?v=1KEHbtr89_4. His 1980 book A People’s History of the United States can be read on the Internet at http://library.uniteddiversity.coop/More_Books_and_Reports/Howard_ZinnA_peoples_history_ of_the_United_States.pdf. 21 ‘Tell me lies about Vietnam, because I can’t stand the truth’ was the frequent response Brook and his crew got from people in England, interviewed about the situation in Indochina. See chapter “U.S. means YOU, Means US,” in Peter Brook’s The Shifting Point: Forty years of theatrical exploration 1946-1987, Methuen, 1987. p.61-63. See also Tell Me Lies, Text and photographs from the Royal Shakespeare company’s production of US, by Michael Kustov, Geoffrey Reeves, and Albert Hunt, with an introduction by Peter Brook, 1968.
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of the world how other cultures approached the great ethical dilemmas of mankind. Like Tony Benn, all three could say that their pursuits got them into a lot of trouble in their lives, but they would also support Benn’s view that taking sides in the struggle for the right to know the real truth about our lives is, every day, becoming more important. 2. FERDOWSI AND KAVEH: THE CRY OF THE ONE WHO DEMANDED JUSTICE In 2010 the one thousandth anniversary of Shahnameh was celebrated all over the world, most notably, for this paper, in the leading universities and libraries in the West (Cambridge, Princeton, Leiden) which house significant collections of Persian art and other Persian cultural artifacts. In spite of the strained political relations between the West and Iran, it is important to note that various aspects of Iranian history and culture have had irresistible fascination for all Westerners who took the trouble to get more deeply acquainted with Iran. Among the Americans who fell in love with Persian poetry and dedicated themselves to the study of Iran are poets Dick Davies, who translated Hafez and in 2006 produced a new translation of Shahnameh, and Coleman Barks and Robert Bly22 who especially loved, and translated, Jalauddin Rumi. Among the academics, besides Arthur Upham Pope and his wife Phyllis Ackerman, authors of the pioneering Survey of Persian Art From Prehistoric Times to the Present23, and professor Kaikhosrov D. Irani, from the City College of New York, editor of the 1995 book Social Justice in the Ancient World24, it is important to note that many women have entered the field, among them, to mention just a few, Mary Boyce from the University of London, Jenny Rose from Columbia University, and the Cambridge graduate from India, Piloo N. Jungalwalla, all three valuable because of their studies of Zoroastrianism. Encyclopedia Iranica gives exhaustive lists of significant Western scholars and other contributors to the better understanding of Iran25, and other internet sources reveal the enormous scope of scholarly pursuits in Persian studies worldwide. Within these interests Ferdowsi’s Shanameh certainly holds a very special place. As an introduction to the poet and his more than three decades long work on the 60 000 verse epic, a quote from the site of the Cambridge Shahnama Project will serve, because it provides a brief 22 See Poems of Rumi.  Audio Cassette  – Audiobook, December, 1990, by  Jalaluddin Rumi  (Author), Robert Bly (Narrator), Coleman Barks (Narrator). About Dick Davis see http://magepublishers.com/authors/dick-davis/. 23 After their death, Arthur U. Pope and Phyllis Ackerman were honored with a magnificent mausoleum in Isfahan. 24 Social Justice in the Ancient World, K. D. Irani, Morris Silver (eds.), Greenwood Publishing Group, 1995. 25 http://www.iranicaonline.org/articles/sah-nama-translations-iii-English Lipar / Journal for Literature, Language, Art and Culture / Year XVIII / Volume 63
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explanation of the significance of the epic and outlines the areas of study the project has chosen to support: Firdausi was born c. A.D. 935 and died in around 1020. He was thus writing his life’s work approximately four centuries after the fall of the ancient Persian Empire and the coming of Islam. The first draft was completed in 999 and the final version in 1010, dedicated to the most powerful ruler of the time, Sultan Mahmud of Ghazna (modern Afghanistan, ruled 999-1020). His work was conceived as a memorial to Iran’s glorious past, at a time when its memory was in danger of disappearing for good under the twin assaults of Arabic and Islamic culture and the political dominion of the Turks. (…) The Shahnama Project is devoted to the study of Firdausi’s Shahnama in all these interlocking aspects: as epic poetry, as the core text in the history of Persian book production, as an important element in court patronage and the vehicle for the development of Persian miniature painting. Above all, it encapsulates and expresses, as no other work of Persian literature is able to, the Iranians’ view of themselves and their traditional cultural and political values.26



In Serbia, in 2016, Iran was the special guest of the 61st International Book Fair. For that occasion the Iranian Cultural Centre in Belgrade reissued the translation of the Rostam and Sohrab episode of the Shahnameh, originally translated in 1928 by Professor Fehim Barjaktarević (18891970). I was asked to take part in the presentation of that great book, although by profession I am not an Iranist, but scholar of the literatures of the English speaking world. The experience of reading the Serbian version, as well as several English translations of the story, and the research I did to contextualize the epic, generated the insights presented in this work, very different from the lines of interpretation most frequently associated with Shahnameh. I was profoundly moved and saddened by the epic, and saw in it two themes connected to the interests I had previously developed, during my studies of Blake, Emerson, Melville, Wallace Stevens, Shakespeare, and modern drama. One is Shahnameh’s account of mankind’s pursuit of justice, and the other is the sense of tragedy associated with the uncritical submission to the patriarchal world view, which is at the heart of the work and culminates in the story of Rostam and Sohrab. Brought together, the two themes reveal, in Ferdowsi, a profound implicit critique of patriarchy and the perversions of the idea of justice that attend it27. I was reminded 26 http://shahnama.caret.cam.ac.uk/new/jnama/page/about-shahnama.html 27 I was glad to find that Dick Davis came to the same conclusion. The publishers of his book, Epic and Sedition: The Case of Ferdowsi’s Shahnameh, published in 2006, had this to say about it: “Iran’s national epic, the Shahnameh of Ferdowsi, has traditionally been regarded by both Persians and Westerners as a poem celebrating the central role of monarchy in Persian history. In this groundbreaking book, Dick Davis argues that the poem is far more than a patriotic chronicle of kingly deeds. Rather, it is a subtle and highly ambiguous discussion of authority, and far from being a celebration of monarchy, its most famous episodes and heroes amount to a radical critique of the institution. Davis demonstrates that the public world of kingly authority is shadowed in the poem by
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of a poem about Prince Marko, Rostam’s Serbian epic counterpart, whose chief advisors are women, his mother and a fairy. His mother warns him that his conduct must be guided not by the precepts of his father or his male relatives, but by the justice of god, which obviously is not embedded in the behavior of the patriarchs. In medieval Serbia this detail signals the survival of a native tradition older than patriarchy, central to the claims about Old Europe made by the archeologist Maria Gimbutas.28 Glimpses of that suppressed and superseded tradition appear in Shahnameh as well. It is worth remembering that towards the end of the Shahnameh, a sage is asked: ‘Who is the most desperate of men?’ He replies: ‘A good man who serves a worthless king.’ The story of Rostam, the most celebrated champion of Persian folklore, supports the truth of this claim and dramatizes the consequences of misplaced sense of loyalty, which on multiple levels lead to violations of justice. Rostam’s subservience to unworthy kings (he served seven) is reminiscent of Shakespeare’s central concern in Macbeth. In Act IV, Scene 2, Lady Macduff is portrayed discovering that in a world where “all is the fear and nothing is the love” she is married to a man who “wants the natural touch,’ who has allowed his natural understanding of what is sacred and needs protection (life, love, children, the life affirming creative processes of nature) to be subordinated to the taught idea of loyalty and obedience unquestioningly due to the external authority of whoever happens to be king. Macduff, loyal to what patriarchy teaches him to be loyal to, is indeed (as Lady Macduff claims) a traitor, who keeps betraying his true and better self because unthinking, unquestioning obedience has made him forget it. The irony is that Shakespeare shows how, in patriarchy, ethical instability and regression appear in women as well: Macbeth is spurred to self-betrayal by his own wife, who denies her sex and deliberately destroys her ‘natural touch’, in order to embrace patriarchal craving for power as the supreme, meaning-bestowing value of life. She, who thinks that little water can rid her of her deed, cannot in fact ‘beguile the time’ and do what it requires – reject and forget ethics. a series of tragic father-son relationships, and that in both the royal and familial spheres, authority figures are invariably presented as morally inferior to those whom they govern.” 28 See the poem “Uroš i Mrnjavčevići.” In the Conclusion to her book Goddesses and Gods of Old Europe (1974), Maria Gimbutas writes: “In Old Europe the world of myth was not polarized into female and male as it was among the Indo-Europeans and many other nomadic and pastoral peoples of the steps. Both principles were manifest side by side. The male divinity … appears to affirm and strengthen the forces of the creative and active female. Neither is subordinate to the other; by complementing one another, their power is doubled. …The earliest European civilization was savagely destroyed by the patriarchal element and it never recovered, but its legacy lingered in the substratum which nourished further European cultural developments.” The documentary film Signs out of Time: the Story of Archeologist Maria Gimbutas (2004), announces, at the very beginning, the central claim of her research: “What we believe about our past shapes our view of who we are as human beings and how we are capable of living. We can dream of a culture of harmony and peace, in balance with nature, but has there ever been one? Archeologist Maria Gimbutas said Yes! She told a new origin story: that at the very beginning of western civilization lay cultures that were long-lasting and peaceful.” Resistance to injustices bread by patriarchy lies rooted in the memory of traditions of such egalitarian, peaceful and life-affirming cultures, more than 6000 years old. Lipar / Journal for Literature, Language, Art and Culture / Year XVIII / Volume 63
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In her subconscious mind (the same place where, by remembering them, Orwell’s Winston Smith connects with his mother and the values she had taught him), she is aware of the crime against life she has committed. Only by suicide can she destroy the false patriarchal self she had embraced, and revalidate her original fully ethical being. The examination of how and why the ethical essence of human beings is eroded appears in numerous episodes of the Shahnameh, and numerous scenes in Shakespeare’s plays. It is related to situations in which characters have to choose between dictates of conscience and unjust shortcuts to worldly success or royal favor. Such moments, to mention a few, occur in Richard III, in the conversation between the two paid assassins, sent to kill Richard’s brother Clarence, as well as in the actions of the courtier and aristocrat Buckingham; in The Merchant of Venice, when Lancelot Gobo has a debate with his conscience, which he ultimately chooses not to follow; in King John, when out of ‘loyalty’ to the King, Hubert agrees to kill young Arthur; in The Tempest, when Antonio suggests to Sebastian that fratricide is an expedient shortcut to kingship. In Macbeth (IV.3), Shakespeare’s revolt against ethical confusion of this kind is brilliantly demonstrated in the scene in which Malcolm makes fun of Macduff’s readiness to be uncritically obedient and ‘loyal’. When Malcolm promises to be greedier and more immoral than Macbeth, Macduff’s willingness to tolerate royal injustice and accommodate the King is both funny and appalling. Shakespeare has contrived the scene in order to show the extent to which even the ‘best’ of people are trained to follow ‘tradition’, to compromise and not to have a critical mind of their own. Not, however, all! Not Cordelia, or young Juliet, or many characters in the Shahnameh, who shine in the darkness of patriarchy because they cannot be corrupted. They are the reason why the world Shakespeare re-envisions is erring, but redeemable. In his history plays, his ‘Book of Kings’, in the struggle between the monarchs’ power to seduce and mislead, and the power of prophets, artists and ordinary people, by calling on the god of truth and justice in every man (like the servant who tries to prevent the blinding of Gloucester, or Shahnameh’s Kaveh), what is lost can be found29, the blind can, like Gloucester and Lear, recover their moral vision and ‘see better’, and humanity can, in spite of its many weaknesses, have a future. Truth may be a worthless dowry for Lear, conscience an obstacle to be cast off as soon as it appears, and justice absent from the institutions created in its name, but all is not lost as long as in the field of the visible there remains someone, a single 29 A short poem in Alice Walker’s book Absolute Faith in the Goodness of the Earth (2003), titled “Where Is That Nail File? Where Are My Glasses? Have You Seen My Car Keys?” goes like this: Nothing is ever lost  it is only misplaced  if we look  we can find  it  again  human kindness. 



62



Липар / Часопис за књижевност, језик, уметност и културу / Година XVIII / Број 63



ON THE BOOK OF KINGS: FERDOWSI, VOLTAIRE, PETER BROOK



person, ready not to forget but to embrace and uphold these values, whatever the cost may be. There is an ancient record, in the plays of Aeschylus, that Prometheus was the son of the Greek Goddess of Justice, Themis30. Today, in spite of the patriarchal takeover, the idea of justice and the milk of human kindness continue to be innate in every human being, and as such figure in many statements made by the American artist Peter Sellars. In his brilliant 2007 speech on The state of cinema31, Sellars amplified his own claims made in 1999 (“the question is how can we now put back at the centre of our artistic practice what has formed the power of artistic practice through history but has been missing hugely in the last generation, which is very simply social justice. You have, without social justice, no Sophocles, no Shakespeare”32), and added the following remarks: Athenian democracy was somewhat imperfect in that, well, only men could vote so if you were a woman, a child, a foreigner, or a slave - too bad! Meanwhile, in the Greek theater, the title of every play: the name of a woman, a child, a foreigner, or a slave. Every play was about what could not be said in the Senate. Every play was about what was missing in the official discourse, and was the story of somebody who did not have permission to speak. And for that person, a 5,000-seat listening space had been carved into the side of a mountain, so that every voting person could begin to hear the story of this daughter who felt she had to kill her mother, or this mother who could not bring these children into the world and killed them rather than let them grow up in this world.



On several occasions in his speech Sellars drew parallels between Nazi Germany and modern California, turning at the time against its socalled illegal immigrants, enforcing deportations and using other extreme discriminatory practices. His protest made in 2007 is even more relevant in 2017, because in the interim decade the practices he criticized did not stop but escalated and became federal law, approved by American Congress and 30 Themis appeared in Hesiod’s Theogony as the first recorded mention of Justice as a divine personage. Nemesis and Themis shared a temple at Rhamnous, 55 km North-East of Athens. The idea was that when Themis (divine or natural law) was ignored, then Nemesis would go into action, as goddess of retribution against those who committed hubris (arrogance) in rejecting divine law and order. She was also known as a protector of the oppressed and a protector of hospitality. For a time Themis was revered as a goddess of prophecies, although eventually the ownership of the Oracles of Ancient Greece would pass to Apollo. Apollo would kill the Python at Delphi to symbolize this change of ownership, but even when Apollo was worshipped, Themis was still closely linked with the various Oracles. See more at http://www.theoi.com/Titan/TitanisThemis.html. 31 San Francisco Film Society, Peter Sellars, State of Cinema Address, 2007. http://www.globalfilm.org/ pdfs/ar_SFFS_StateofCinemaAddress2007.pdf 32 Peter Sellars, Cultural activism in the new century. Transcript of the incoming  Adelaide Festival Creative Director’s lecture, first broadcast on ABC TV, August 19, 1999: http://www.abc. net.au/arts/sellars/ This is a good place to reiterate the existence of the link between justice and the world of mothers in George Orwell’s novel 1984. Winston Smith, who is trying to preserve his humanity and his integrity in the world of Big Brother, dreams of his mother and wakes up, from the suppressed (because forbidden) memory of her destroyed world, with the word ‘Shakespeare’ on his lips. Lipar / Journal for Literature, Language, Art and Culture / Year XVIII / Volume 63
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enforced by President Donald Trump. To console himself for the betrayal of justice by the judicial system of 21st century America, Sellars tells the following story: All of those groups who say, ‘Why were the German people silent?’ now I have to ask, ‘Why are the American people silent?’ To watch all of this ideology be resurgent in this day is pretty heavy duty. I have to say I’m constantly searching as an artist for how we respond. One of my favorite stories and one of my favorite texts is Boethius’s Consolation of Philosophy. From the sixth century, late Roman Empire, when the Roman Empire was at the end of the line, one of the last Roman emperors was Theodoric, a Goth, and things were so corrupt and so disastrous, they said, ‘We need to at least lift the tone a little bit here. Let’s hire a major philosopher to be chief of staff and let’s get some integrity back into the administration.’ So they hired a man named Boethius, who was a great philosopher, who actually wrote beautiful six books on the philosophy of music, based on Pythagorean principles of harmony in the universe. And they invited this man to be chief of staff for one of the last Roman emperors. … And soon enough he began to say, ‘Oh, you cannot take these people’s homes away from them. That would not be fair. It’s not just.’ And he starts to be very mean to have around the office... The guy has integrity. So, they eventually have had enough, and they frame him and put him away in a dungeon where he lives the last five years of his life in a subterranean chamber with all sensory deprivation. Like a supermax at Pelican Bay. After a while, it’s just too annoying that he’s still alive, so they go in with big clubs and they just beat him to death... In these five years, when he was buried alive - I don’t know how - he wrote a manuscript… called Consolation of Philosophy. The manuscript is the story of him sitting in his cell and then a woman walking through the walls of the cell and singing to him about the nature of justice. And they would sing songs to each other through the night in this subterranean cell. So, of course, I’m right now working on a new version of Consolation of Philosophy for the state of California.



In the Shahnameh, the appearance of Kaweh so early in the epic has the same function as the appearance of Justice, through the walls, into Boethius’ prison: to show that in ancient Persia, as in the European classical past, truth and justice, understood as values essential for the building of life affirming human communities, came under attack. As opposed to patriarchal political practices, which fundamentally threatened and violated them33, art became a seeing place where the significance of truth and 33 Not all empires were alike. In Terry Jones’ “Brainy Barbarians,” the third episode of his 2006 BBC TV series Barbarians, the empires of ancient Rome, Greece and Iran are compared. A very effective contrast is made between Rome and Persia, in favor of the Persians. The BBC documentary description states the following: “Terry Jones travels throughout the geography of the Roman Empire and 700 years of history arguing that we have been sold a prejudiced history of Rome that has twisted our entire understanding of the Britons, Gauls, Vandals and Goths. In an epic journey from the misty bogs of southern Ireland to the arid deserts of Persia, Jones exposes the depth of this Roman deception, bringing the fabulously rich and varied ‘barbarian’ cultures back to life; exploding myths and setting records straight wherever he goes. As one of the most dominant empires the world has ever known, the Romans wrote their own history. But recent archaeological evidence has revealed a completely different story to that of Roman propaganda. The Celts wore beautiful clothes and jewelry; their
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justice was not lost from view but appreciated, preserved, protected. Dionysius (not of a mother born but, like Athena, taken from the body of his divine father) may have become associated with art not for the usually listed reasons but because, in spite of his privileged patriarchal birth, his nostalgia for the missing feminine in his life, the mother he had never seen or known, drove him to retrieve her from the invisibility of the underworld to which she had been consigned, and elevate her to the heights of Olympus, a mortal woman made equal to the immortal gods.34 What drove him, and what can be taken as one explanation for the existence of art, is the need to celebrate and restore (when violated) the balance, equity and harmony between the feminine and the masculine creative principles in every human being, and among all the other constituent creative elements of the world, abandoned when the social practices of equality, solidarity, and partnership in creation became replaced by the very different social dynamics of patriarchy. Ever since the lie of alleged male superiority prevailed and reshaped society, the maintenance of that lie required constant suppression of truth and eradication of justice. That is the reason why the mythic story of Kaweh is descriptive of processes still in progress in our modern world. In the Shahnameh, initially decent men, even the great mythic civilizer, Jamshid, the builder of Persepolis (Tukht-e-Jamsheed) and initiator of the feast, called Neurouz, “which is the New Day, and the people of Persia keep it to this hour” (Zimmern), became corrupted by ambition and immodest desire to have divine power. His own people rebelled against him and gave the throne of Iran to an initially good Arab prince, Zohak. Eventually, Zohak, too, became corrupted. Ahriman, the devil, talked him into killing his own father in order to become king. Because of his pact with the devil, out of Zohak’s shoulders serpents grew that could not be destroyed but had to be fed every day with brains of human victims. In the prose translation by Helen Zimmern we read: In his secret heart Ahriman desired that the world might thus be made desolate; and daily were the serpents fed, and the fear of the King was great society was complex and sophisticated; they made their own roads and calendar. Human rights, female freedom and flower arranging were all part and parcel of Persian society. The Goths used their knowledge of Roman military training and tactics to inflict a series of devastating defeats on Rome. And the Dacians – the now extinct indigenous people of what is modern day Romanian – were not only teetotal but they had their own unique religion. None of these facts fit with how the Romans have led us to perceive these ‘barbarians’. It seems Rome’s mission to civilize the ancient world was little more than a cynical and well organized looting; that the ‘Glory of Rome’ was built with barbarian wealth, blood and sweat.” https://cosmolearning.org/documentaries/barbarians-with-terryjones-434/3/ See “The Brainy Barbarians” at http://www.dailymotion.com/video/x42uyeu 34 See Edith Hamilton’s Mythology: Timeless Tales of Gods and Heroes (1940), chapter “Dionysus or Bachus,” pp. 54-62. See also Robert Graves’ studies of Greek and Hebrew mythologies, and the critical account of the transition from matrifocal societies to the patriarchal competitive ways of life (from the nurturer to the conqueror) in the Canadian 1989 documentary Goddess Remembered, by Donna Read, featuring Merlin Stone, Carol Christ, Luisah Teish and Jean Bolen: https://www.youtube. com/watch?v=BRV8EiXS_q4. Lipar / Journal for Literature, Language, Art and Culture / Year XVIII / Volume 63



65



Ljiljana Bogoeva Sedlar



in the land. The world withered in his thrall, the customs of good men were forgotten, and the desires of the wicked were accomplished. … So the beloved of Ahriman, Zohak the Serpent, sat upon the throne of Iran, the kingdom of Light. And he continued to pile evil upon evil till the measure thereof was full to overflowing, and all the land cried out against him. But Zohak and his councilors, the Deevs, shut ear unto this cry, and the Shah reigned thus for the space of a thousand years, and vice stalked in daylight, but virtue was hidden. And despair filled all hearts, for it was as though mankind must perish to still the appetite of those snakes sprung from Evil, for daily were two men slaughtered to satisfy their desire. Neither had Zohak mercy upon any man. And darkness was spread over the land because of his wickedness…. Zohak caused his army to be strengthened, and he demanded of his people that they should certify that he had ever been to them a just and noble king. And they obeyed for very fear. But while they sware there arose without the doorway of the Shah the cry of one who demanded justice. And Zohak commanded that he should be brought in, and the man stood before the assembly of the nobles. Then Zohak opened his mouth and said, “I charge thee give a name unto him who hath done thee wrong.” And the man, when he saw it was the Shah who questioned him, smote his head with his hands. But he answered and said- “I am Kaweh, a blacksmith and a blameless man, and I sue for justice, and it is against thee, O King, that I cry out. Seventeen fair sons have I called mine, yet only one remaineth to me, for that his brethren were slain to still the hunger of thy serpents, and now they have taken from me this last child also. I pray thee spare him unto me, nor heap thy cruelties upon the land past bearing.” And the Shah feared Kaweh’s wrath, beholding that it was great, and he granted him the life of his son and sought to win him with soft words. Then he prayed him that he would also sign the testimony that Zohak was a just and noble king. But Kaweh cried, “Not so, thou wicked and ignoble man, ally of Deevs, I will not lend my hand unto this lie,” and he seized the declaration and tore it into fragments and scattered them into the air. And when he had done so he strode forth from the palace, and all the nobles and people were astonished, so that none dared uplift a finger to restrain him. Then Kaweh went to the market-place and related to the people all that which he had seen, and recalled to them the evil deeds of Zohak and the wrongs they had suffered at his hands. And he provoked them to shake off the yoke of Ahriman. And taking off the leathern apron wherewith blacksmiths cover their knees when they strike with the hammer, he raised it aloft upon the point of a lance and cried- “Be this our banner to march forth and seek out Feridoun and entreat him that he deliver us from out the hands of the Serpent-King.” (Zimmern)



At the time when, as so often in human history, the customs of good men were almost forgotten, Kaweh’s cry for justice and his refusal ‘to lend his hand unto a lie’ are exemplary acts of moral courage. The Cambridge Fitzwilliam Museum note on the epic relates such acts to the Zoroastrian ethical teachings, native to ancient Iran. Emphasis is put on the fact that in the first part of the Shahnameh, “in what is essentially a cosmogony, Ferdowsi treated the creation of the world in Zoroastrian terms and, unlike his contemporaries, made no attempt to integrate the Islamic version of 66
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the creation as recorded in the Qur’an. Much of the worldview of the Shahnameh reflects ancient sources of Indo-Iranian (Aryan) origin, preserved in the Avesta, the scriptures of Zoroastrianism that are partly contemporary with the prophet Zarathustra (fl. c.1000 BC).”35 Knowing something about the Zoroastrian roots of now pre-dominantly Islamic Iran is today of great importance.36 This is how Rabindranath Tagore wrote about Zoroastrianism in his Foreword to Dīnshāh. J. Irani’s book37, The Gathas, The Hymns of Zarathustra: The most important of all outstanding facts of Iranian history is the religious reform brought about by Zarathushtra. He was the first man we know who gave a definitely moral character and direction to religion, and at the same time preached the doctrine of monotheism, which offered an eternal foundation of reality to goodness as an ideal of perfection. … Zarathushtra was the greatest of all the pioneer prophets who showed the path of freedom to men, 35 See Structure and Themes of the Shahnameh: Myth, Legend and History: http://www.fitzmuseum.cam.ac.uk/gallery/shahnameh/structure.html. Quite rightly the final comment in this source is that “Shahnameh’s variety, complexity and depth,  the extraordinary ethical concentration of its narratives, the breadth of the human panorama, and the wisdom with which Ferdowsi discusses the timeless themes of power, love and loyalty, together make the Shahnameh one of the most compelling and memorable works of world literature.” It is important to note that Iranian sources date Zarathustra not to 1000, but to 1300 BC. Kaweh’s apron became the flag used for centuries as the symbol of Iranian independence and resistance against foreign tyranny. 36 It is interesting, but not surprising, how this dual heritage of Iran is treated by the US. One important institution, The American Iranian Council, was founded in 1990, with the alleged goal of furthering dialogue and understanding between the two countries. So far, the Council’s greatest stars in fulfilling this task have been Madeleine Albright in 2000, and Joe Biden in 2001. http://www. us-iran.org/ Among the US academics, the topic has been of special interest to a younger rising star, Professor Jason Reza Jorjani, co-founder of AltRight, active in the Arktos Media Ltd. and other extremist right wing organizations. In 2016, Jorjani gave a speech in which, as a proud American of Arian Iranian descent, he accused Arabs of committing “white genocide” against Caucasian Iran, and parasitically appropriating Iranian culture. He then declared Islam to be the “enemy” of white, Western civilization, whether in the form of ISIS or the Islamic Republic of Iran, and remarked that “apologists” for Islam would be met with his own version of Trump’s proposed Muslim ban: https:// angrywhitemen.org/2016/11/25/jason-reza-jorjani-arabs-committed-white-genocide-against-caucasian-iran-and-parasitically-appropriated-their-culture/. His critics claim that he is “articulating an ideology totally discredited in Iran, called dislocative nationalism, which was the ideology of the Pahlavi regime, rooted in 19th century European discourses and scholarship. Dislocative nationalism has recently critiqued in print by Reza Zia Ebrahimi, in a book published by Columbia University Press in 2016, entitled The Emergence of Iranian Nationalism: Race and the Politics of Dislocation” (See N. Wahid Azal at https://www.youtube.com/watch?v=NLW9yg_dG3M). Jorjani has given many controversial lectures and interviews, but his interview, The Persian Influence on Western Civilization does merit attention, because it is almost free of his dislocative, nationalist, racist political biases: https://www.youtube.com/watch?v=ppjg4Q-mCZg. 37 The Gathas, The Hymns of Zarathustra, by D. J. Irani (1881-1938), Foreword by Rabindranath Tagore and Introduction by D. J. Irani’s son, K. D. Irani, first published by The Macmillan Co. 1924, reissued more recently by Rutledge in 2013.See full text of D. J. Irani’s book at https://arshtad.wordpress.com/english/books/the-gatha-online/by-d-j-irani/, or https://www.zarathushtra.com/z/gatha/dji/The%20Gathas%20-%20DJI.pdf. See also The Divine songs of Zarathushtra : a philological study of Gathas of Zarathushtra, containing the text with literal translation into English, a free English rendering and full critical and grammatical notes, metrical index and glossary, by Irach Jehangir Sorabji Taraporewala, Bombay, 1951. Valuable information on Zoroastrians in Iran is available at http://www.iranicaonline.org/articles/Zoroastrians-in-Iran-04 Lipar / Journal for Literature, Language, Art and Culture / Year XVIII / Volume 63
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the freedom of moral choice, the freedom from blind obedience to unmeaning injunctions, freedom from the multiplicity of shrines which draw our worship away from the single-minded chastity of devotion. ... There are men we still see around us who fearfully follow, hoping thereby to gain merit, the path of blind formalisms, which have no living moral source in the mind. This will make us understand the greatness of Zarathushtra. Though surrounded by believers in magical rites, he proclaimed in those dark days of unreason, that religion has its truth in its moral significance, not in external practices of imaginary value; that it is to uphold man in his life of good thoughts, good words and good deeds. …He was the watcher in the night (who) declared that the sun of truth is for all, that its light is to unite the far and the near. Such a message always arouses the antagonism of those whose habits have become nocturnal, whose vested interest is in the darkness. And there was a bitter fight in the lifetime of the prophet between his followers and others who were addicted to the ceremonies that had tradition on their side and not truth. …The ideal of Zoroastrian Persia is distinctly ethical. It sends its call to men to work together with the Eternal Spirit of Good in spreading and maintaining the Kingdom of Righteousness, against attacks of evil. This ideal gives us our place as collaborators with God in distributing His blessing over the world.



In the short introduction to his father’s translation of The Gathas (Songs) of Zarathustra, Professor Kaikhosrov Irani explains that since Zarathustra’s theology is always projected with moral dimensions, its pivotal concept, Asha, always carries the joint meaning of Truth and Righteousness. Irany writes: Thus we comprehend the world as an intrinsically good, divine creation, contaminated by evil, but capable of being perfected by the actions of humans by reason of their capacity of moral choice. …Each human being possesses, perhaps cultivated to a different degree, the quality of a Good-Mind, in itself a divine creation. The Good-Mind enables us to grasp Asha, the Ideal Truth; it also enables us to see any aspect of the world and recognize it for what it is, i.e. the way and the extent to which it is flawed …and how it deviates from Asha. From this good-thought one is inspired to do the right thing, to right the wrong, to perfect the state of imperfection. (The Theology of Gathas, p. 6)



In Yasna 31, Zarathustra sings: Not only did I conceive of Thee, O Mazda As the very First and the Last As the venerable Creator of Truth and Right As the Lord Judge of our actions in life. I beheld these with my own eyes. (…) By Thy perfect Intelligence, O Mazda Thou didst first create us having bodies and Spiritual consciences, And by Thy Thoughts gave our selves the power of Thought, word, and deed.
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Thus leaving us free to choose our faith at our own will. (…) Listen unto the teller of Truth, a healer of existence, Listen unto him who thinks of Righteousness, Listen to him the enlightened and the knowing (…) To him, who is Thy true friend in spirit and in Action, O Mazda Ahura! To him shalt Thou give the perfection of integrity… To him shalt Thou give the perpetual communion with Truth … And to him shalt Though give the sustaining power of The Good Mind. (…) He who upholds the Truth the utmost in his word and deed, He, indeed, is Thy most valued helper, O Mazda Ahura!38



According to Professor K. D. Irani, and Tagore, these ideas spread and spurred the development of subsequent monotheisms, continued to be developed through different phases of Greek philosophy, found their embodiment in the ethical concerns of Socrates, and some claim influenced even Buddhism. Through all these transformations and metamorphoses their effectiveness was diminished, professor Irani agrees with Max Weber, by what they call the “ritualization of charisma.” When they were originally made, the annunciations of the prophets had ‘charisma’ because of the enormous energy and passion with which the prophets held and propounded their beliefs. To be preserved and passed on, their performances were ritualized and with time perverted into ‘blind formalisms with no living moral source in the mind’ (Tagore), turning priests into en38 One characteristic of Zoroastrianism is equality of women and deep respect for Mother Earth and Mother Nature. We read in the Shahnameh that Iranians were originally vegetarians and that profound negative changes began to occur when Ahriman, the Devil, through Zohak, the evil Serpent King, introduced meat into their diet. Concerning the equality of women, in a brief essay “Life in the Persian Plateau four millennia ago; a psychohistorical review of the authority of Zarathustra’s views,” Ardeshir Anoshiravani, Associate Professor of psychiatry and human behavior at University of California, Irvine, and also the medical director at St. Jude Hospital in Fullerton, California, wrote the following: “One can assume that Zarathustra was profoundly influenced by his mother, Doghdava. Otherwise he could not have thought of women as equals or in some case even superior to men. He married a woman that he apparently loved and respected. His wife’s name was Hvovi. They had six children together, three daughters and three sons.” The author then analyzes the names Zarathustra and his wife gave their girls (‘loving’, ‘promoter’, ‘abundance of knowledge’) and to their sons (‘friend of the community’, ‘supporting person’, ‘sun-like looking’) insisting that the names reveal “the depth of their commitment to the vast change that they wanted to bring about”. The fact that Zarathustra gave his youngest daughter the name that means ‘Abundance of knowledge’ can be interpreted as an indication of his deep respect for women”. Anoshiravani also notes that although Zarathustra severely criticized his enemies, he fully realized “that the only acceptable battlefield is the battlefield of minds and ideas” (Anoshiravanim 5 and 7). In another text, he adds: “Living in harmony with nature and respecting all living and non-living creations of Ahura-Mazda was vigorously taught by Zarathushtra. Respect for the Four elements, fire, water, air, and earth, is still strongly advocated by Zoroastrians in that they avoid polluting them with impurities. Among the elements, fire is looked upon with most reverence and respect. Zoroastrians have traditionally kept a perpetually burning fire in their places of worship. The historical origins of this particular practice precede the advent of Zoroastrianism. In the eyes of modern Zoroastrians, the perpetually burning fire has become a symbol of enlightenment, love, victory, warmth, and permanence.” See Zoroastrianism – An Ancient Religion with a Pure Philosophy and Rich Traditions http://lordofwisdom.com/Articles/ancient_religion_philosophy_traditions.asp Lipar / Journal for Literature, Language, Art and Culture / Year XVIII / Volume 63
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emies of the prophets. To draw attention to this deadly process, in 2004 Peter Brook dramatized Dostoyevsky’s story of the Grand Inquisitor (who does not hesitate to tell Jesus that the church has kept his name but has for a long time, in fact, worked “with the other one”), and created the play 11 and 12, about a doctrinal dispute concerning the number of times one should repeat a prayer, based on the experiences of the real-life Sufi sage and mystic, Tierno Bocar. If Zarathustra found freedom for man in the power of the human mind to assume responsibility for its freely chosen thoughts and actions, the Grand Inquisitor takes that freedom away by forcing believers to follow church dogma and risk punishment for any attempt to discover, independently of the church, the presence, power and true nature of what Zarathustra calls the divine “good mind.” Socrates was killed because he fought for the freedom to question dogma, and because he encouraged the exercise of unfettered thought which would lead every man to a genuine encounter with reality and free him from the invisible prison of prescribed and untested political prejudices39. Unexamined life, for him, was not worth living. That is precisely what Ferdowsi’s Rostam discovers, when his own unquestioned obedience to dogmas and traditions (kings) finally demonstrates where the road of unexamined life leads: to the battlefield where his cultivated ignorance, the outcome of blind, unthinking obedience40, is revealed to be senseless, inexcusable destructiveness, claiming as its ultimate victim his own son, dead before him in the battlefield where throughout his career the slain sons of countless unknown mothers lay. What an anagnorisis! What a way to wake up to reality and self-knowledge! It is possible to read the stories of the Shahnameh as heroic adventures of bygone times. The story of Zal and the Simought, the magical bird that saves him and brings him up; his meeting with Rodabeh and the birth of their son Rostam (in the presence and with the aid of a Zoroastiran doctor-priest); Rostam’s choice of Rakhsh, the horse involved in all his subsequent heroic adventures; his combats with lions, dragons, demons and human enemies of his kings; his unusual meeting with Sohrab’s mother, Tahmina; Sohrab’s 39 Martin Luther King was also killed because he dared to question the legalized racial injustice in America. He often referred to the example of Socrates. In his Letter from Birmingham Jail he writes: “There is a type of constructive, nonviolent tension which is necessary for growth. Just as Socrates felt that it was necessary to create a tension in the mind so that individuals could rise from the bondage of myths and half truths to the unfettered realm of creative analysis and objective appraisal, so must we see the need for non-violent gadflies to create the kind of tension in society that will help men rise from the dark depths of prejudice and racism to the majestic heights of understanding and brotherhood.” See https://www.africa.upenn.edu/Articles_Gen/Letter_Birmingham.html. 40 In fact, in the Rostam and Sohrab episode of the Shahnameh, at one point Rostam does postpone his services to King Kai Kawous, and for several days keeps him waiting and furious. He even says: “I am a free man and no slave, and am servant alone unto God; and without Rostam Kai Kawous is as nothing… And but for me, thine eyes had never looked upon this throne. And had I desired it I could have sat upon its seat. But now am I weary of thy follies, and I will turn me away from Iran, and when this Turk shall have put you under his yoke I shall not learn thereof.” Still, in the end, he returns to the shah and, for the good of Iran, does what was expected of him. See the episode at http://www.iranchamber.com/literature/shahnameh/08rostam_sohrab.php.



70



Липар / Часопис за књижевност, језик, уметност и културу / Година XVIII / Број 63



ON THE BOOK OF KINGS: FERDOWSI, VOLTAIRE, PETER BROOK



upbringing and quest for the father he knows by name but has never seen; Sohrab’s desire to make his renowned father a king - these wonderfully told stories are full of suspense and vivid detail, and in the portrayal of Sohrab, replete with great insight into the psychological qualities of the young. However, such reading is possible only if patriarchal habits and child rearing practices41 are accepted as normal and, in the words of professor Irani, seen as “the way things are done”42. Even today, within the book-of-kings-attitude to history present wherever patriarchy prevailed, ‘victories’ brought about by ‘heads falling like leaves’, and whole cities, countries, peoples being destroyed, are met with public admiration and awe, not indignation and horror they deserve. Celebration of such history and its ‘normalization’ becomes possible because resistance to it, not projected by us, from some future epoch, but operating from within it, is ‘disappeared’ by politically induced amnesia. The special quality of the Shahnameh is the subtle way Ferdowsi’s criticism of the practices he is chronicling is conveyed and felt throughout the epic. Evidence of such resistance can be found in Sohrab, who is in many ways like Neoptolemus in Sophocles’ Philoctetes, or Shakespeare’s young Coriolanus, who has already been taught how to fight and kill, and is presented in the play at the moment when he is pressured to learn how to lie, to become fully qualified politician. All three are ethically pure and innocent young men who resist the ‘traditions’ of their environment and try to preserve their natural ethical bearings. In the course of their lives, in the epic and the plays, we see the process by which they are educated (corrupted) by the cultures they are born into: Neoptolemus, as his name indicates, is to become the breeder of New Wars, and Sohrab is to compete with his father and surpass him in the skills of combat and war. If we allow the patriarchal tradition which absorbs them to be questioned, as these works of art require, we become like Walter Benjamin’s angel, appalled by what we see: all the patriarchal episodes of human history appear as one single, insufferable and avoidable, colossal disaster. 3. VOLTAIRE AND PETER BROOK Throughout history there were attempts to change this state of affairs. Often they involved efforts to redefine men’s attitude to women, within the limits of the entrenched patriarchal tradition in which both church and state kept them subjected, regardless of the class to which they were born. One such attempt was made by the troubadours, often associated with the Cathars of Southern France (Emily Condroy, in “Searching for a Cathar Feminism 1100-1300,” notes that the general concepts 41 See Alice Miller, For Your Own Good: The Roots of Violence in Child Rearing (1980) 42 Zarathushtrian Religion, Philosophy and History, interview with K. D Irani, published on the Internet on October 12, 2012: https://www.youtube.com/watch?v=3s1t0hrl4pE Lipar / Journal for Literature, Language, Art and Culture / Year XVIII / Volume 63
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of Catharism originated in the dualist philosophies of pre-Christian Zoroastrianism), or with Arab influences which produced Arabized European poetry.43 Cathars were destroyed because of the potential subversive implications of their way of life, and their songs. It has still not been decided whether the troubadours, who are associated with them, harbingered a truly major revolution (a switch from war as man’s proper function in life to love, tried again in the sixties through the slogan “Make love, not war”), or merely created a spectacular new poetic form which disguised the fact that the traditional objectification of women and the status quo remained the same. Their views, however, may have been a distant subterranean offshoot of the old resistance movement within Christianity itself, represented by Pelagius, who with his followers “absolutely rejected the doctrine (upheld by St. Augustine) of our inheritance of the sin of Adam and Eve, and taught that we have finally no need of supernatural grace, since our nature itself is full of grace; no need for a miraculous redemption, but only of awakening and maturation”  (Joseph Campbell,  Creative Mythology, 176). Pelagians were persecuted because it was feared that their ideas might generate significant social changes in Western patriarchal societies, and the tragic fates of Hypanthia and the women later victimized in Europe by the witch hunts of the Inquisition are additional examples of the persistence of man’s (patriarchy’s) original sin - exclusion of women from free, active participation in all aspects of social life. Voltaire’s attitude to history, very critical of these discriminatory traditions, is linked to his association with Emilie, Madame du Châtelet (1706 –1749). The years they spent together (close to fifteen) seem to il43 See Kenneth Clark’s Civilisation, 03: Romance and Reality https://www.youtube.com/ watch?v=R8cm8wBKxXs. Watching the magnificent edifices and art objects filmed for this BBC series, one begins to understand why Brecht wrote the poem A worker reads history, and why John Berger responded to Civilization with his own series Ways of Seeing. Clark, the great admirer of European monuments, rarely touches upon the type of questions raised by Brecht: 
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Who built Thebes of the 7 gates?  In the books you will read the names of kings.  Did the kings haul up the lumps of rock?  And Babylon, many times demolished,  Who raised it up so many times?  In what houses of gold glittering Lima did its builders live?  Where, the evening that the Great Wall of China was finished, did the masons go? Great Rome is full of triumphal arches.  Who erected them?  Over whom did the Caesars triumph? Had Byzantium, much praised in song, only palaces for its inhabitants? In Romance and Reality Kenneth Clark states that the sentiment of ideal courtly love expressed by the troubadours is to him quite inexplicable, because the attitude to women it postulates is completely absent from both the classical and the early medieval traditions of Europe. In his answer to the question how the idea of this kind of love began, he writes: “The truth is that nobody knows. Most people think that, with the pointed arch, it came from the east: that pilgrims and crusaders found in the Moslem world a tradition of Persian literature in which women were the subject of extravagant compliments and devotion” (64). Липар / Часопис за књижевност, језик, уметност и културу / Година XVIII / Број 63
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lustrate very well the state of things Maria Gimbutas discovered in the egalitarian life-affirming societies of Old Europe, where “the male divinity … appears to affirm and strengthen the forces of the creative and active female. Neither is subordinate to the other; by complementing one another, their power is doubled.” Mainstream European culture developed in the opposite direction, but the naturalness of the original egalitarian cooperative relationship between the sexes has not been erased or forgotten and continues to be a profound need for both women and men, in spite of everything that has been done to pervert it. A wonderful brief analysis of Voltaire’s revolt against the traditionally written histories can be found in Will Durant’s Story of Philosophy44. Durant was deeply inspired by what he learned about Voltaire and his own achievement as historian can be called Voltairesque, since his approach to writing history fulfills the ambitions Voltaire had set for himself. Durant’s New York Times obituary in 1981 quotes the metaphor he used to clarify his goals as historian: “Civilization is a stream with banks, he said in his precise voice. The stream is sometimes filled with blood from people killing, stealing, shouting and doing the things historians usually record, while on the banks, unnoticed, people build homes, make love, raise children, sing songs, write poetry and even whittle statues. The story of civilization is the story of what happened on the banks. Historians are pessimists because they ignore the banks for the river.” Despite his awareness that “the world situation is all fouled up,” his deep respect for the struggles of mankind to enjoy and affirm the creative aspects of life, is what made him an optimist. Durant recounts how Mme. du Chatelet complained to Voltaire that she could not finish any long history of modern nations because those histories were full of “minute events without connection or sequence, and a thousand battles which settled nothing.” In other words, they were descriptive chronicles without proper analysis of the events they recorded, making history, in her words, “a study which overwhelms the mind without illuminating it.” Voltaire agreed with her. He himself, for example, thought that reading in the English ‘book of kings’ accounts of the struggle between the Yorkists and Lancastrians “was much like reading the history of highway robbers.” He promised to write a proper history book, and expressed to Mme. du Chatelet his hopes that this could be accomplished by applying philosophy to history, by tracing, beneath the flux of political events, the history of the human mind. The result was An Essay on Universal History, the Manners and Spirit of Nations from the Reign of Charlemaign to the Age of 44 Will Durant (1885-1981) http://www.nytimes.com/1981/11/09/obituaries/historian-will-durantdies-author-of-civilization-series.html?pagewanted=all. With his wife Ariel, Durant also wrote the Story of Civilization in 11 volumes. The insights into history they provide turned Malcolm X into a revolutionary, and changed many other lives. Like the Stamford Encyclopedia of Philosophy, Durant, too, saw that Voltaire was “like Socrates, a public critic and controversialist who defined philosophy primarily in terms of its power to liberate individuals from domination at the hands of authoritarian dogmatism and irrational prejudice.” See the entry on Voltaire at https://plato.stanford.edu/entries/voltaire/ Lipar / Journal for Literature, Language, Art and Culture / Year XVIII / Volume 63
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Lewis XIV45. Writing it was a difficult task. Applying philosophy to conventional history meant undoing “ceremonies, facts and monuments, heaped up to prove lies.” The human mind was so blinded by centuries of error, that it was almost impossible for philosophy to undeceive it. “History,” Voltaire concluded, was “nothing but a pack of tricks which we play upon the dead”; we transform the past to suit our wishes for the future, and in the upshot “history proves that anything can be proved by history.” The work Voltaire did to prepare himself for the task of changing the situation was extensive and meticulous. Collecting and checking facts was, however, not enough. They did not need to be piled up but explained, turned, Henry James would say, into revelations of meaning. What Voltaire sought, writes Durant, “was a unifying principle by which the whole history of civilization in Europe could be woven on one thread; and he was convinced that this thread was the history of culture. He was resolved that his history should deal, not with kings but with movements, forces, and masses; not with nations but with the human race; not with wars but with the march of the human mind.” In his own words, “Battles and revolutions are the smallest part of the plan; squadrons and battalions conquering or being conquered, towns taken and retaken, are common to all history. . . Take away the arts and the progress of the mind, and you will find nothing … remarkable enough to attract the attention of posterity.” Durant ends the account of this phase of Voltaire’s very eventful life by asking and answering the following question: “But why did his greatest book bring him exile? Because, by telling the truth, it offended everybody. It especially enraged the clergy … by giving much less space than usual to Judea and Christendom, and by speaking of China, India and Persia, and of their faiths, with the impartiality of a Martian; in this new perspective a vast and novel world was revealed; every dogma faded into relativity; the endless East took on something of the proportions given it by geography; Europe suddenly became conscious of itself as the experimental peninsula of a continent and a culture greater than its own. How could it forgive a European for so unpatriotic a revelation?” By these criteria some may think Peter Brook also unpatriotic. In 2016, ninety years old Peter Brook turned for the third time to the Indian



45 The Essai sur les moeurs, the study on customs and morals of nations that Voltaire had begun in 1740 (first complete edition, 1756), traced the course of world history since the end of the Roman Empire and gave an important place to the Eastern and Far Eastern countries. His Philosophie de l’histoire was published in 1765. It starts not with Adam or the Greek poet Homer but with the ancient Chinese, and it also treats Indian, Persian, and Arab civilizations. Voltaire’s Essai was the first attempt to make the genre of “universal history” truly universal, not just in covering the globe—or at least the high cultures—but also in studying every aspect of human life. In this respect Voltaire is the father of the “total histories” and the “histories of everyday life” that blossomed in the second half of the 20th century. https://www.britannica.com/topic/historiography#ref524064. See also http://oll.libertyfund.org/titles/voltaire-the-works-of-voltaire-vol-iv-philosophical-dictionary-part-2
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epic The Mahabharata46, first brought to his attention in 1966, when he was working on his anti-Vietnam war performance, US. The topic of the sixties and the seventies was war, and Brook was fascinated, and worried, when he was told that this very ancient Indian epic dealt with the same problem, too. As in the case of his 2004 staging of The Grand Inquisitor (where his close knowledge of Dostoyevsky dated back to the adaptation of The Brothers Karamazov he worked on and directed in 1946), or the case with Eleven and Twelve, in his head for nearly 50 years before it was finally produced in 201047, so in the case of the Indian epic: forty years after he first heard of it, Brook’s interest in The Mahabharata was still there, generating valuable insights into our present predicament, replete with sinister conflict and threats of nuclear war. In the Battlefield, Brook returns to The Mahabharata to deal with the aftermath of the devastating clash between the feuding families described in the Bhagvad Gita. This time, in his play, he puts the emphasis on the victorious Yudhishthira and the blind, defeated king Dhritarashtra, who survive the carnage and raise important questions about the responsibility they bear for the destruction brought to their families and allies. Like the Buddha, who for reasons of his own gave up his kingship and his kingdom, Yudishthira, who has just won the war, feels terrible about it and does not want to be crowned king. His reaction is similar to the transformation experienced by the Indian emperor Ashoka after he won the battle of Kalinga in 261 BC. He set in stone, all over his empire, his new passionately held pacifist views and edicts on social ethics. With such historical examples in view, it is clear why Brook stated that the real audience he is addressing in the Battlefield are “Obama, Hollande, Putin and all the presidents” whose boastful threats of war make all peaceloving people angry, disgusted, and furious. To underline the warning Brook is sending, personified Dharma, in the Battlefield, asks the winners of the war, the Pandava, to give him a good example of defeat - the right reply to the question being: ‘Victory.’48 The real battlefields, Brook learned 46 See the review ‘The Mahabharata does not leave you’: Notes from Peter Brook’s third play about the epic; Conversations with the people behind ‘Battlefield’ at https://scroll.in/article/803515/ the-mahabharata-does-not-leave-you-notes-from-peter-brooks-third-play-about-the-epic The first version, 9 hour long Mahabharata, was performed in 1985. Almost ten years later, in 2004, The Death of Krishna was staged as part of Brook’s triptych on religious intolerance that included The Grand Inquisitor and his play about Tierno Bokar. 47 See https://www.theguardian.com/stage/2010/jan/17/peter-brook-eleven-twelve 48 In her review of the 1985 version of The Mahabharata, for the New York Times, later reprinted and extended in her book Conversations with Peter Brook 1970-2000, Margaret Croyden states: “Embedded in the text are eternal philosophical questions examining the paradox of the human condition: Why do men lust for power? What are the causes of jealousy and hate, of the destructive forces of mankind? What is the mystery behind man’s motivations and his relationship to destiny and choice? Will mankind survive? Does man have a choice? What is God’s game?” Brook insisted that the basic themes of the epic are contemporary. ‘‘One of them is how to find one’s way in an age of destruction.’’ Through The Mahabharata runs the story of a noble king, the leader of the Pandavas, searching for the right way - his dharma, the Hindu concept of moral law - and the trials he must suffer to find it. In that way, everyone can put himself firmly into the story,” which is essentially a quest for morality. It is worth noting that a very Zoroastrian notion underlies The Mahabharata, the belief that “there is a certain world harmony, a cosmic harmony that can either be helped or Lipar / Journal for Literature, Language, Art and Culture / Year XVIII / Volume 63
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from The Mahabharata and his other non-European sources, should be in the mind, where every human being has to fight alone all the most important ethical battles that define him as a person, and shape our world. That is why Brook believes that, in spite of the fact that The Mahabharata has for thousands of years belonged to its soil, India, because it deals so wisely with the most important questions concerning the survival of mankind, it urgently needs to be, like Shakespeare, “opened to all humanity.”49 In his international quest for the road that might lead modern man to a world of peace, respect for all human beings and recovered cosmic harmony, Brook’s pursuit of Indo-Iranian sources included performances such as Orghast and The Conference of the Birds, directly related to the rich cultural heritage of Iran. For the Festival of Arts in Shiraz, in 1971, Brook and poet Ted Hughes produced Orghast, experimental play about Prometheus, written in an invented language. Quite appropriately, Orghast was staged among the ruins of Persepolis and on the surrounding hilltops where Zoroastrian fire temples once stood. Margaret Croyden, who has written extensively on Brook, gives a fascinating account of these Shiraz performances in her 1974 book on contemporary experimental theatre. Brook’s second Persian adventure was the staging of The Conference of the Birds, the celebrated literary masterpiece of the Persian poet Farid ud-Din Attar, written in 1177. Approximately 800 years after its completion, Peter Brook and Jean-Claude Carrere adopted the poem into a play. They published it in 1979 and toured the play in Africa50, before presenting it to their New York and Paris audiences. The intention behind Attar’s poem and Brook’s play can be compared to the intention behind Tolstoy’s book The Kingdom of God Is Within You (1894). Birds looking for their ‘king’, the divine Simourgh, discover at the end of their quest that the authority they had sought to find was, in fact, inside each one of them. In Zoroastrian terms, they become aware that all have been given the gift of “a good mind,” and that they have the responsibility to discover it in themselves, and use it, and avoid the seductions of the “bad mind.” As Bernard Shaw, the admirer of Nietzsche’s Zarathustra, put it in the interlude of his play Man and Superman, human beings need to know themselves well enough to be able to choose, during their life’s journey, not the road of least resist-



destroyed by individuals. And so one must try to discover what his place is in the cosmic scheme and how he can help to preserve the cosmic harmony rather than destroy it, knowing that the cosmic harmony is always in danger, and that the world goes through periods of lesser or greater danger. We, too, are living in a time when every value one can think of is in danger. What is the role of the individual? Must one act, or withdraw from the game?’’ Quotes are from her text at http://www.nytimes.com/1985/08/25/arts/peter-brook-transforms-an-indian-epic-for-the-stage. html?pagewanted=all 49 See Peter Brook on the making of his 1985 production of The Mahabharata https://www.youtube.com/watch?v=fPenEBJ4ZdI 50 See the account of the adventure in John Helpern’s book Conference of the Birds: The Story of Peter Brook in Africa (1977).



76



Липар / Часопис за књижевност, језик, уметност и културу / Година XVIII / Број 63



ON THE BOOK OF KINGS: FERDOWSI, VOLTAIRE, PETER BROOK



ance, but of greatest advantage51. By not doing so, mankind has not only disgraced itself and misused its potentials, but betrayed and endangered the wonderful world it was created to share with others. Still, by thinking more deeply about himself and his interaction with the world, man can overcome the degradation he has brought upon himself, rise out of his dwarfed and fallen state, recover his humanity, and become ‘superman’. Although Margaret Croyden in her book (p. 260) informs us that Peter Brook’s Centre of Theatre Research in Paris received funding from the Pahlavi government of Iran, this certainly is not the reason why Brook turned his attention to the Indo-Iranian world. Perhaps the key influence on his life was his study of the life and work of George Ivanovich Gurdjieff, born in Armenia under Russian rule in the second half of the nineteenth century. Spiritually, in his own way, Brook saw himself as follower of Gurdjieff’s “Seekers of Truth” and found, during his quest, in the Zoroastrian concept of Asha (justice based on truth), in the resistance to war and violence in Tolstoy and his Doukhobors, in Gandhi’s Satyagraha (insistence on truth, force born of truth and love) magnificent example of how the pursuit should be conducted, and what kind of achievements it can produce. When young Sam Shepard sought Brook’s opinion about his work, Brook advised him to acquaint himself with Gurdjieff’s ideas: the result, as might have been expected, was Sheppard’s play A Lie of the Mind, his very perceptive study of patriarchy, violence and war.52 Very early in Brook’s life, the quest for truth meant crossing borders and transgressing dogmas woven into the thick tapestry of lies that Pinter, too, abhorred and wished to dispel. Gurdjieff’s concept of self-forgetting also played a key role in Brook’s understanding of life. He discovered warnings about this spiritual malady in many myths and religions of the world. For additional insight into this problem he turned to science and the work of neurologist Oliver Sacks. Many of Sacks’ discoveries and individual case histories became transposed into Brook’s plays The Man Who in 1993, and The Valley of Astonishment (the title comes from The Conference of the Birds) in 2014. In them Brook sought to reach a deeper understanding of man and his potentials by highlighting the mysterious properties and functions of the 51 Man and Superman and Don Juan in Hell, Act III: “The Devil: What is the use of knowing? Don Juan: Why, to be able to choose the line of greatest advantage instead of yielding in the direction of the least resistance. ... And there you have our difference: to be in hell is to drift: to be in heaven is to steer.” The play was revived by Ralph Fines in the London National Theatre in 2015. 52 Reference to this can be found in the book on Shepard by Don Sheway, and in the interview “Shepard and Gurdjieff” he published in American Theatre, April 2004. This is a quote from its opening paragraph: “When Sam Shepard met Peter Brook in London in 1973, Brook introduced him to the teachings of spiritual philosopher G. I. Gurdjieff, whose memoir Meetings with Remarkable Men was the basis of a film that Brook made in 1979. A recent anthology called Gurdjieff: Essays and Reflections on the Man and His Teaching  includes entries by Brook, Jerzy Grotowski, playwright JeanClaude Carriere, and composer David Hykes. The closest Shepard has ever come to acknowledging his relationship to Gurdjieff was his dedication of A Lie of the Mind to “L.P.,” a reference to Lord Pentland (Henry John Sinclair), the British businessman who established and directed the Gurdjieff Foundation of California and whose funeral Shepard attended in the spring of 1984.” http://www.donshewey.com/theater_articles/shepard_and_gurdjieff.html Lipar / Journal for Literature, Language, Art and Culture / Year XVIII / Volume 63
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human mind and the human brain. It was not a surprise then to find him in 2005, lecturing at Tel Aviv university (while the Jewish-Arab conflict was as active as ever) on the discovery made by neuroscience that our brains are hard-wired to care and connect53, and not naturally to produce dislocative nationalism and war. Brook’s simplest and most direct connection to the ‘book of kings’ theme of this paper is the 1986 recording of Discovering the Mahabharata: an evening with Jean-Claude Carrière and Peter Brook, made as part of the Works & Progress programs at the Guggenheim54. It is worth noting that the Guggenheim was designed by Frank Lloyd Wright, American architect of great genius, also influenced by Gurdjieff. His Montenegrin third wife Olgivana, educated in Russia, was a member of the group of Gurdjieff’s dancers who visited New York in 1924, where she met and later married Wright. It is through her that Gurdjieff’s ideas reached Wright and stimulated his already very accomplished talent to produce some of his most remarkable work.55 In the 28-minute-long Guggenheim version of The Mahabharata, we learn that the epic had to be written because the Earth demanded it. Men had become so violent that they were destroying the planet. When the child, for whom this Indian ‘book of kings’ is being recorded, asks why he should listen to such a vast story, Vjasa the poet (not king, or priest, but artist) tells him that after he hears the poetical history of mankind, he will become someone else – not one of the destroyers of the world, but hopefully one of its redeemers. All the stories selected for the reduced version of The Mahabharata dramatize, through specific actions, the meaning of the word dharma, difficult concept, in Brook’s view, crucial for the understanding of the epic. “If the kings are not good, the rain does not fall,” he says, wishing to suggest the close connection that exists between the world of nature and the social world. Human faulty understanding of nature and destructive attitude to its abundant gifts bring disasters. That is why dharma, the right way of doing things, needs to be re-discovered. “In a world where there is no one to tell him what to do, Man must discover responsibility,” says Brook. If the Grand Inquisitor explains to Christ that the Church has made men happy by making them follow rules, freeing them thus from the responsibility of making right moral choices inspired by his example, in The Mahabharata the only thing that can save mankind is responsibility, hard ceaseless thinking and intellectual, moral and emotional accountability for 53 See Peter Brook’s lecture The Art of the Present, May 23, 2005, at Tel Aviv University: https://www. youtube.com/watch?v=zyPl86_g-Ec. See also David Korten’s article We Are Hard-Wired to Care and Connect, published on November 15, 2008 in Yes! Magazine: http://www.yesmagazine.org/issues/purple-america/we-are-hard-wired-to-care-and-connect. 54 Discovering the Mahabharata: an evening with Jean-Claude Carrière and Peter Brook; Works & Progress at the Guggenheim, 1986, DVD: Excerpts from The Mahabharata with commentary by Jean-Claude Carrière and Peter Brook, who discuss the origins, history and meaning of the Indian classic on which the play was based. 55 See Olgivanna Wright, The Shining Brow: Frank Lloyd Wright, Horizon Press; 1st edition (1960).
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thoughts, words and deeds which either preserve or destroy the beauty and harmony of the world. These are being destroyed not only by war but also by people who out of weakness violate Asha and “wish to be told lies about Vietnam, because they can’t stand the truth.” The task of man thinking is enormous. The tapestries of lies are getting thicker, real truths about our lives, and the world within which we live them, more masked and misrepresented. The Lords, Jim Morrison observes in his poems, instrumentalize even ‘art’ (reduced to entertainment) for their purposes: “Through art they confuse us and blind us to our enslavement. Art adorns our prison walls, keeps us silent and diverted.”56 Still, when John Pilger publishes Tell Me No Lies,57 an anthology of thirty best truth-telling reports, described by critics as a collection “unrepentant in its mission to expose the truth behind the messages that politicians, warmongers, and corporate-run media inculcate” and “a call-to-arms to all who believe in honesty and justice for humanity,” it is clear that the battle is still on. The purpose of this paper was to show that the tradition of resistance to destructive history and social injustice is too long and too magnificent to be easily defeated. Ferdowsi was right when he warned his Shah, in the satirical note appended to the Shahnameh, that the power of his poetical history of Iran will be more enduring than the imperial might of kings. The truth about history had to be told, even if it brought him accusations of disloyalty and heresy. For the wonderful way he showed the terrible things patriarchal men of all religions and nationalities do to each other, Ferdowsi did not receive royal praise or the well-deserved gold for his art, but he certainly won the admiration of the human community for being the loyal champion of truth and justice and defender of the dignity of man for which his brothers in arms, Voltaire, Brecht, Pinter, Brook, and so many others also fought. ¡No pasarán!
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Љиљана Богоева Седлар / КЊИГА О КРАЉЕВИМА: ФИРДУСИ, ВОЛТЕР, ПИТЕР БРУК Резиме / Рад је осврт на некритички однос према историји који се очитава у агресивној медијској глорификацији ројализма и свеукупне империјалне баштине евроатлантског Запада, праћен лицемерним ишчуђавањем над поновним буђењем фашизма и других екстремно десничарских идеологија. О отпору који постоји таквом продужавању деструктивне и неправедне историјске праксе недовољно се говори. Зато се у раду, пре осврта на ставове према историји уметника Фирдусија, Волтера и Питера Брука, говори о Тони Бену, Еме Сезеру, Харолду Пинтеру, Питеру Селарсу и другим посвећеним ‘верницима’ у способност човечанста да живи у миру и слози, упркос „краљевима” и историјама које се пишу да би се нормализовали ратови и вековна неправда којом се они служе, а они приказали као добротвори човечанства без којих се не може. Фирдуси, Волтер и Питер Брук у својим делима на разне начине показују како се такав ток историје може избећи. Кључне речи: критика патријархалне историје, Еме Сезер, Фирдуси, Заратустра, Аша, Кавех, Шахнама, Волтер, Питер Брук, Махабхарата Примљен: 2. јуна 2017. Прихваћен за штампу јуна 2017.
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MOONLIGHT AND CELEBRATION IN THE PINTER CANON



Drawing upon Bert Cardullo’s argument in his Brecht, Pinter, and the Avant-Garde that Harold Pinter’s later, non-political plays strike us as being “tired and repetitive [. . .] as if they’re telling us something that we already know” (Cardullo 2008: 72), this essay first likens the impact of Pinter’s earlier plays to the unchained and enlightened person in Plato’s “cave” allegory helping the rest of the cave dwellers unchain themselves and then asks in what manners Pinter’s later, non-political plays pound on our doors, announcing the arrival of what “we already know.” The essay focuses on two of Pinter’s post-1990 plays, Moonlight and Celebration, to delve into that question. Paying particular attention to the fact that those two plays call for ensemble acting, the essay looks at the ways in which characters’ dialogues and soliloquies interact with their physical presence and movements onstage. At the same time, the essay traces examples taken from the play-texts of Moonlight and Celebration back to some of the stage directions as well as the characters’ lines in Pinter’s pre-1990 plays—and, for comparison, also in his pieces that immediately precede the two plays in question. The essay concludes by referring to Hans-Thies Lehmann’s definition of “dramatic theatre” and asserting that, unlike Samuel Beckett, Pinter stuck to his version of “dramatic theatre” rather than moving on to the realm of “postdramatic theatre.” Key words: Harold Pinter; Moonlight; Celebration; dialogue; soliloquy



I Revisiting Plato’s “cave” allegory, which we find in book 7 of The Republic, Samuel Weber in his Theatricality as Medium draws our attention to “what it can cost to defy [. . .] the desire for stability” (Weber 2004: 8). By “desire” of that particular kind Weber means the cave dwellers, “with their legs and necks in chains” (Plato 2000: 514b), showing no intention of “chang[ing]” (516c) their circumstances. “What it can cost,” on the other hand, refers in part to the possible demise of any person who, after “[being] dragged [. . .] out into the sunlight” (515e) and “acclimatis[ing] himself” (516a) to “the world of ideas and of truth” (Weber 2004: 8), finds himself “[coming] back down into the cave” (Plato 2000: 516e). To see what such a person may encounter in his old abode we can turn to Plato’s text: [S]uppose he had to go back to distinguishing the shadows, in competition with those who had never stopped being prisoners. Before his eyes had grown accustomed to the dark, while he still couldn’t see properly — and this period 1 [email protected] Lipar / Journal for Literature, Language, Art and Culture / Year XVIII / Volume 63
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of acclimatisation would be anything but short — wouldn’t he be a laughingstock? Wouldn’t it be said of him that he had come back from his journey to the upper world with his eyesight destroyed, and that it wasn’t worth even trying to go up there? As for anyone who tried to set them free, and take them up there, if they could somehow get their hands on him and kill him, wouldn’t they do just that? (516e-517a)



According to Weber’s reading of this portion of the allegory, “[t]he formation and maintenance of communities [. . .] may depend above all on the power of [the desire for stability]” (Weber 2004: 8), which I pit against Bert Cardullo’s rather blunt verdict, in his Brecht, Pinter, and the AvantGarde, on some of the later plays by Harold Pinter: [O]ne can speak [. . .] of Old Times as dramatizing not so much the inexplicable as the invisible. The Homecoming, for its part, could be said to dramatize the improbable, the inconceivable. And The Birthday Party might best be described as dramatizing the unknowable, the impenetrable. Indeed, I don’t think it is any accident that the more we have come to realize — from, say, the 1990s to the twenty-first century — that much about the world defies explanation (including, most obviously, its ultimate reason for being) even if human existence itself is not “absurd,” the less popular Pinter has become (Cardullo 2008: 71).



Crucially, the irony in the passage above leads to a song of praise. Asserting that Pinter’s later plays, with the exception of those that are “overtly political” (72), strike us as being “tired and repetitive [. . .] as if they’re telling us something that we already know” (Ibid), Cardullo proposes the following conclusion: the impact of the playwright’s earlier work, including The Birthday Party, The Homecoming, and Old Times, has proven huge and lasting (Ibid). I am not concerned in this essay whether the twentyfirst-century reader of Pinter’s dramatic work may still find it productive, or even practical, to interpret plays vis-à-vis the “Theatre of the Absurd,” a term coined by Martin Esslin (1980: 22). Rather, I am interested in the kind of “tired[ness]” and “repetitive[ness],” to borrow Cardullo’s words, that some of Pinter’s later plays seem to disseminate. I will pose my question around what we may regard, again after Cardullo, as the curious phenomenon of Pinter’s later plays regurgitating “something that we already know.” If we can agree that Pinter, Samuel Beckett, Eugène Ionesco, Jean Genet, and a few more of their contemporaries somehow got out of their version of the mid-twentieth-century “cave” — not all at once but one after another — and successfully “acclimatise[d]” themselves to the “sunlight,” or the “truth,” we must also acknowledge that those playwrights then returned to the cave to “set [others] free.” Whatever resistance Pinter or Beckett or any other “Absurd” dramatist encountered, or however strong the “desire for stability” may have proven across the population of the cave, the playwright eventually persuaded the “communit[y],” after Weber, to “look towards the light” (Plato 2000: 515c), which became the wa84
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tershed in the history of twentieth-century theatre. On the part of the cave dwellers, the watershed meant the beginning of their “acclimatis[ation]” process, which involved, among other things, reading and seeing such plays as The Birthday Party, The Homecoming, and Old Times. If we the direct descendants of the cave dwellers detect something “tired” and “repetitive” in Pinter’s later work, that at the same time points to the success, and indeed the thoroughness, of our predecessors’ “acclimatis[ation].” In exactly what manners, then, do later plays by Pinter pound on our doors, announcing the delivery of what “we already know”? I will focus on two of Pinter’s post-1990 plays, Moonlight and Celebration, to delve into that question. Having premiered in 1993 and 2000 respectively, the two plays compare well with each other. For one thing, they are full-length plays while not being divided into acts. In terms of the number of characters in the narrative, Moonlight requires an ensemble casting, and so does Celebration. Furthermore, we can distinguish Moonlight and Celebration clearly from, and once again after Cardullo, the “overtly political” pieces of dramatic work that Pinter wrote in the later decades of his professional life. Still, what about any obliquely “political” element in either of the two plays? We have to bear in mind that critical opinions vary among scholars when they weigh up the validity of appreciating every single Pinter piece through a “political” filter. Drew Milne, for example, throws some light on a possible danger in our reading a play like Moonlight “politically”: Retrospective politicisation of Pinter’s work also has pitfalls. A politically nuanced reading needs to recognise how some plays — such as No Man’s Land and Betrayal — might have no great political significance and might be distorted by insisting otherwise. There are Proustian intimations of the disturbances of family memory in plays such as Family Voices, A Kind of Alaska and Moonlight which are misconstrued if their lyrical meditations are too quickly collapsed into political representations (Milne 2009: 238).



In my discussion, I will not attempt any “political” interpretation of Moonlight. When it comes to Celebration, I find the way in which Penelope Prentice sums up the kind of “laughter” in the play quite insightful: Celebration shares Restoration comedy’s guiding trinity of power, sex and money conjoined on the marriage market, a comedy that exposes lies, disguises and deception by dissolving them in laughter. But as in all Pinter plays, the laughter ends — at the abyss — where we stand facing ourselves nakedly (Prentice 2000: 395).



For the purpose of the essay, I regard Celebration as a piece of comedy rather than a play impregnated with a “political” statement. The discussion in what follows is twofold. Paying particular attention to the fact that Moonlight and Celebration both call for ensemble acting, I will look at the ways in which characters’ dialogues and soliloquies interact with their physical presence and movements onstage. At the same time, I Lipar / Journal for Literature, Language, Art and Culture / Year XVIII / Volume 63
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will attempt to trace examples taken from the play-texts of Moonlight and Celebration back to some of the stage directions as well as the characters’ lines in Pinter’s pre-1990 plays — and, for comparison, also in his pieces that immediately precede the two plays in question. II A later play by Pinter typically cuts the stage directions down to the bare minimum, and neither Moonlight nor Celebration is an exception in that respect. The setting for Moonlight, labelled the “three main playing areas” (Pinter 2005: 317) in the play-text, reads rather abstractly as follows: “1. Andy’s bedroom — well furnished. / 2. Fred’s bedroom — shabby. / (These rooms are in different locations.) / 3. An area in which Bridget appears, through which Andy moves at night and where Jake, Fred and Bridget play their scene” (Ibid; italics omitted). The stage directions for the opening dialogue between the characters Andy and Bel tell us that Andy is “in bed” (319), while those for the initial dialogue between the characters Fred and Jake inform us that Fred is “in bed” (323). In either playing area 1 or playing area 2, the dialogue therefore kicks off with one of the characters lying awake in bed, which reminds us of the character Deborah being in bed and “star[ing] ahead” at the beginning of A Kind of Alaska (153), a Pinter play from 1982. As if to emulate Deborah, who “eases herself out of the bed” (173) halfway into the narrative of that play, Andy and Fred prove themselves to be capable of being up on their feet. According to the stage directions for Andy halfway through Moonlight, he “mov[es] about in the dark” (359), “moves to an alcove” (Ibid), and “pour[s]” himself a drink (359-60), which all take place in playing area 3 and seemingly contradict, or possibly confirm, what Bel says about Andy, namely, his being on his “deathbed” (320). As for Fred, it looks as though he can move as freely as he pleases: the stage directions for the second dialogue between Fred and Jake show that Fred is seated “at a table” (338); during a much later dialogue, Fred is back “in bed” (360). Nevertheless, when it comes to verbal exchanges, both Andy and Fred manifest a stark difference from Deborah. Referring to one of the long speeches by Andy in the first round of his dialogues with his wife, Michael Billington quips: “The language is scatological, reminiscent of Max in The Homecoming” (Billington 2007: 340). Indeed, we see a parallel between Andy’s opening line in that dialogue, “Where are the boys? Have you found them?” (Pinter 2005: 319), and Max’s line which opens act 1 in the 1965 play The Homecoming, “What have you done with the scissors?” (Pinter 1997: 15), not simply in the sense that they are interrogative and addressed to members of the characters’ respective families but more importantly in that, by uttering those lines, the two characters show their willingness to plunge into a verbal war with someone who is supposed to 86
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be their dearest and closest. This in turn points to a parallel between what Bel says in response to Andy’s utterance and how the character Lenny, who is one of Max’s sons, reacts to his father’s utterance. As if by habit, Bel shows her mettle: ANDY in bed. BEL sitting. She is doing embroidery. ANDY. Where are the boys? Have you found them? BEL. I’m trying. ANDY. You’ve been trying for weeks. And failing. It’s enough to make the cat laugh. Do we have a cat? BEL. We do. ANDY. Is it laughing? BEL. Fit to bust. ANDY. What at? Me, I suppose. BEL. Why would your own dear cat laugh at you? [. . .] (Pinter 2005: 319-20)



Likewise, Lenny presents himself as a son who is highly skilful at prolonging his father’s exacerbation: [MAX] walks downstage, stands, looks about the room. MAX. What have you done with the scissors? Pause. I said I’m looking for the scissors. What have you done with them? Pause. Did you hear me? I want to cut something out of the paper. LENNY. I’m reading the paper. (Pinter 1997: 15)



As for Fred and Jake in Moonlight, Prentice points out that the brothers “seem blissfully unaware of their father’s dying except as a distant, now long-past event at the far edges of their lives” (Prentice 2000: 326); according to Billington, the two characters are nonetheless “totally obsessed by [their father]” (Billington 2007: 340). The moment they start off the first round of their dialogues, Fred and Jake certainly reveal what we might call a verbal strain which we have detected in Andy: FRED in bed. JAKE in to him. JAKE. Brother. FRED. Brother. JAKE sits by the bed. JAKE. And how is my little brother? FRED. Cheerful though gloomy. Uneasily poised. JAKE. All will be well. And all manner of things shall be well. Pause. FRED. What kind of holiday are you giving me this year? Art or the beach? JAKE. I would think a man of your calibre needs a bit of both. FRED. Or nothing of either. (Pinter 2005: 323-24) Lipar / Journal for Literature, Language, Art and Culture / Year XVIII / Volume 63
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What on the one hand may be interpreted as the two characters’ mutual brotherly feelings on the other hand seems to underpin a kind of high-stake game, with I-sound-like-my-father being set as one of the goals. Inevitably, this particular verbal exchange will revive the opening of the first of the dialogues that Lenny has with the character Teddy, a brother of his, in The Homecoming: TEDDY turns and sees [LENNY]. Silence. TEDDY. Hullo, Lenny. LENNY. Hullo, Teddy. Pause. TEDDY. I didn’t hear you come down the stairs. LENNY. I didn’t. Pause. I sleep down here now. Next door. I’ve got a kind of study, workroom cum bedroom next door now, you see. TEDDY. Oh. Did I . . . wake you up? (Pinter 1997: 32-33)



We should note that Lenny and Teddy have not seen each other for six years — the stakes are high, despite the hiatus, between the brothers. Whereas the setting for The Homecoming, “[a] large room, extending the width of the stage” (14), serves as a platform for Max and his sons’ verbal wars crisscrossing with one another and gaining momentum together, the above-quoted setting for Moonlight, with playing area 1 for Andy and playing area 2 for Fred and Jake, seems to explain the father not being given an opportunity to see or speak to either of his sons at any moment in the play. Curiously enough, the stage directions for Bel, Fred, and Jake towards the end of the narrative tell us that playing area 1 is connected, after all, with playing area 2, albeit in no visible manner — in playing area 1, Bel “goes to telephone” and “dials” (Pinter 2005: 380); in playing area 2, “[t] he phone rings” and Jake “picks it up” (381). While the landline connection proves an utter failure in terms of the three characters having a familial dialogue, it successfully transmits a powerful message from one end to the other, and then back again: Bel’s initial utterance, “Your father is very ill” (Ibid), is ignored by Jake, who instead impersonates a man running a “laundry” business (Ibid); Fred “takes the phone” (Ibid) and continues with the “laundry” joke; Bel starts playing along with the joke; both Fred and Jake end up being “still” before Bel “puts the phone down” (382). As long as we focus on multiple playing areas per se, we can trace Moonlight quite straightforwardly back to The Dwarfs, a Pinter play which had been written for radio and was revised for the theatrical premiere in 1963; the setting for The Dwarfs is split into “two main areas,” each being a room, which are supplemented by two other, and apparently much simpler, playing areas (Pinter 1996b: 79). It is, however, another of Pinter’s adaptations from his pieces for radio, The Collection, that deserves a closer look. First performed in 1962, The Collection not only lays out two-plus-one playing areas onstage 88
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but boasts a narrative that puts a great deal of weight on characters’ telephone conversations. Importantly in that play, the characters Stella and Bill, who are suspected by the other two characters of having had an affair, neither visit each other’s playing area nor speak to each other on the phone; just as crucially, both Stella and Bill answer phone-calls from each other’s partner. Stella and Bill’s possible and yet unproven relationship is extremely palpable during each of those phone-call sequences mainly for the reason that the other half of the suspected couple is missing. Likewise, the above-mentioned phone conversation in Moonlight, where Andy is conspicuous in his absence, illuminates his estranged sons’ “obsession,” after Billington, with his father. The character Bridget in Moonlight always makes her appearance in playing area 3, and we can easily tell why she would not fit into either of the other two playing areas onstage: Bridget utters her lines in such a manner that Martin S. Regal among others calls her a “ghost” (Regal 1995: 126), or a character who “exist[s] in a different time frame to the characters around [her]” (Ibid). Regal ties Bridget with another of the “ghostlike figures” (125) in the Pinter canon, the character Jimmy from the play Party Time, which premiered only a couple of years before the first performance of Moonlight, in 1991. We should note that the setting for Party Time is a character’s “flat” (Pinter 2005: 281) rather than a composite of playing areas. Jimmy, then, may be regarded as a “ghost” thanks to the stage directions that separate his “time frame” very clearly from the “time frame” in which all the other characters move and speak: “The room lights go down. / The light from the door intensifies, burning into the room. / Everyone is still, in silhouette. / A man [JIMMY] comes out of the light and stands in the doorway. He is thinly dressed” (313). Bridget and Jimmy share a definitive function in their respective plays, namely, bringing the narrative to an end with her or his soliloquy. Significantly, the final portion of Bridget’s soliloquy, “I stood there in the moonlight and waited for the moon to go down” (387), does not prompt any kind of stage directions in the Faber edition of the play-text: the page simply leaves some blank space after those final words that Bridget utters. Turning to the Faber edition of the play-text of Party Time, we find that the final portion of Jimmy’s soliloquy, “It’s what I have. The dark is in my mouth and I suck it. It’s the only thing I have. It’s mine. It’s my own. I suck it” (314), also leads to blank space on the page. Ending a play-text without any stage directions is not a rule of thumb in Pinter’s work, a case in point among his later plays being Ashes to Ashes from 1996, in which the character Rebecca’s final line is followed by the stage directions “Long silence. / Blackout” (433). We might assert, then, that the “ghostly” character’s “time frame” in either Moonlight or Party Time does not merely alienate the other characters’ “time frame” within the play — at the end of the narrative, Bridget’s or Jimmy’s “time frame” becomes the “time frame” for the whole play, which, at least on the page, suspends any kind of stage directions. Lipar / Journal for Literature, Language, Art and Culture / Year XVIII / Volume 63
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In that respect, Moonlight may trace its roots back to an early Pinter play that I have already mentioned above, The Dwarfs. The last of the few soliloquies the character Len utters in that play, whose final sentences read, “Now all is bare. All is clean. All is scrubbed. There is a lawn. There is a shrub. There is a flower” (Pinter 1996b: 105), is followed by blank space on the page, which ends the Faber edition of the play-text. It is important to remember that the narrative of The Dwarfs does not present Len as a “ghostly” character — for one thing, Len has a “room” in one of the playing areas; also, he shares the “time frame” with the other two characters in the play, speaking to them as close friends in his room and elsewhere onstage. There nevertheless is a rather peculiar aspect to Len as a character: he has a tendency to lapse into a long soliloquy, sometimes in the middle of a conversation with another character. If we can call Len a “ghost”-to-be, Bridget in Moonlight may be regarded as a character that has evolved from Len. III The setting for Celebration is described in the Faber edition of the play-text in even more cryptic a manner than how, as we have seen, its counterpart for Moonlight is laid out in the same edition: what we should expect to find onstage in any production of Celebration are no more and no less than “A restaurant. / Two curved banquettes” (Pinter 2005: 437). While each scene in the play has a heading either in lieu or ahead of the initial stage directions, none of the headings goes further than or falls short of an ostensibly mechanical “Table One” or “Table Two.” In other words, the concepts of “banquette” and of “table” materialise onstage as two sets of props, each being a “curved” banquette and a dining table, which altogether function as a symbolic as well as concrete key to the narrative of Celebration. If we return briefly to the two beds as props in Moonlight, it is notable that Andy being “in bed” foreshadows death whereas Fred being “in bed” hints at a kind of mystery—granted that Fred is in his bedroom, none of the dialogues he engages in with Jake would lose its semantic or contextual thread if he uttered all the lines assigned to him without using the bed in any manner. By contrast, the two banquettes and the two tables as solid pieces of furniture prove utterly indispensable in Celebration — the whole narrative revolves around them. Not that Celebration is the first Pinter play in which a chair and a table function less as part of the setting than as what underpins the development of the narrative. Landscape from 1969, yet another of the plays which Pinter wrote originally for radio, features “a long kitchen table” in the setting that the Faber edition of the play-text describes as “[t]he kitchen of a country house” (Pinter 1997: 166). We must remember that, for the duration of the narrative in the play, the characters Beth and Duff do not get up from their chairs, with hers “stand[ing] away from the table, to its left” (Ibid) and his “at the right corner of the table” 90



Липар / Часопис за књижевност, језик, уметност и културу / Година XVIII / Број 63



MOONLIGHT AND CELEBRATION IN THE PINTER CANON



(Ibid); this is somewhat counterintuitive to the stage directions which tell us that “BETH never looks at DUFF” (Ibid) and that neither Beth nor Duff “appear[s] to hear” each other’s “voice” (Ibid) at any point in the play. Of course, the narrative of Celebration deviates radically from that of Landscape. The characters at “table one” and “table two” speak to one another not only incessantly but in quite a savage manner — Celebration, as pointed out by Prentice, is a throwback to Restoration comedy, after all. Nevertheless, we may regard the two couples at “table one” and the couple at “table two” as being analogous to the couple in Landscape to the extent that none of the characters in question is in the position of facing any other character head-on: no one at either “table one” or “table two” is seated directly opposite anyone else, with the “curved” banquette being the only seat for the table. Celebration begins with a scene that features “table one”; the playtext skips the stage directions and jumps right into the first round of the dialogues among the characters Lambert, Julie, Matt, and Prue, who are seated at the table. To be more precise, though, the very first line in the whole play is uttered not by any of those four characters but by another character, the unnamed waiter, who is serving the four: WAITER. Who’s having the duck? LAMBERT. The duck’s for me. JULIE. No it isn’t. LAMBERT. No it isn’t. Who’s it for? JULIE. Me. LAMBERT. What am I having? I thought I was having the duck? JULIE. (To WAITER) The duck’s for me. MATT. (To WAITER) Chicken for my wife, steak for me. WAITER. Chicken for the lady. PRUE. Thank you so much. WAITER. And who’s having the steak? MATT. Me. (Pinter 2005: 439-40)



After this opening exchange of lines, the waiter does not have a single word to utter nor is he mentioned in any manner in the form of stage directions — he disappears into thin air as far as the scene is concerned. Put schematically, the play starts off by showing us a sharp contrast between a group of people and the odd man out – in other words, between people who are glued to the table and a person who is standing freely; the former makes up the horizontal axis, “curved” though it may be, and the latter the vertical axis. The contrast, however, is wiped off quickly, leaving the static and horizontal collection of people onstage. This kind of choreographic clarity is not what we find at the beginning of Party Time. Its opening stage directions indicate flexibility in terms of when and where characters sit and stand: “Gavin’s flat. / A large room. Sofas, armchairs, etc. People sitting, standing. A WAITER with a drinks tray. / Two doors. One door, which is never used, is half open, in a dim light. / GAVIN and TERRY stand Lipar / Journal for Literature, Language, Art and Culture / Year XVIII / Volume 63
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in foreground. The others sit in half-light, drinking” (281). I would suggest that the beginning of Celebration traces back to the play Old Times, which premiered in 1971. It is well known that Old Times opens with a tableau of “[t]hree figures” (Pinter 1997: 245) in a “converted farmhouse” (244). According to the stage directions at the beginning of act 1, Light dim. Three figures discerned. DEELEY slumped in armchair, still. KATE curled on a sofa, still. ANNA standing at the window, looking out. Silence. Lights up on DEELEY and KATE, smoking cigarettes. ANNA’s figure remains still in dim light at the window. (245)



While the exact positions of the armchair and the sofa would be decided by the director and the designer in a production, what we see onstage when the curtain goes up are the two seated characters forming the horizontal axis and a third character, who is “standing at the window,” embodying the vertical axis. The directions on lighting tell us, too, that the vertical axis will be subsidiary to the horizontal axis — until instructed otherwise — with the third character, Anna, “remain[ing] still in dim light.” Once we have discerned a choreographic prototype in the tableau, it no longer seems unnatural for us to recognise a highly verbal and stinging comedy, something that we detect in the above-quoted opening dialogue from Celebration, in the initial few lines in the first round of the dialogues between the characters Kate and Deeley: KATE. (Reflectively.) Dark. Pause. DEELEY. Fat or thin? KATE. Fuller than me. I think. Pause. DEELEY. She was then? KATE. I think so. DEELEY. She may not be now. Pause. (245-46)



Brusque and yet rather abstract on the one hand, ironical and yet oddly sensual on the other, the first dialogue in Old Times reads as if it foresees the opening dialogue in Celebration. The second scene in Celebration features “table two.” While the waiter does not appear on the scene, it is immediately obvious to us that the two characters at “table two,” Russell and Suki, replicate the four characters at “table one”: embodying the horizontal axis for the scene, Russell and Suki lay bare the verbal traits that we detect in Lambert, Julie, Matt, 92
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and Prue. The third scene in the play brings us back to “table one,” which is followed by another scene featuring “table two” — dialogues proceed with none of the characters at either table proposing any respite from the fierce verbal games they are having; the waiter does not make an appearance in the third or the fourth scene either, which means that the horizontal axis prevails onstage. The element of comedy in Celebration therefore has proven almost entirely word-orientated so far; the characters in those four scenes sound viciously funny, but they are not expected to perform the comedy physically, which would certainly be the case if the scenes were written in the style of commedia dell’arte. All that, however, starts to change in the middle of the fifth scene, which again features “table one”: for the first time since the disappearance of the waiter, which, as we have seen, happened soon after the play began, “table one” is graced by someone who is not related personally to any of the characters at the table. According to the stage directions, the new character, Richard, “comes to the table” (Pinter 2005: 455) to greet everyone there; in other words, he reinstates the vertical axis onstage which was embodied very briefly by the waiter — only this time the vertical axis is the maître d’hôtel, who, unlike the waiter, is in the position of having a longer and more substantial conversation with the characters who are seated with their meals and drinks. On the one hand, the dynamic of the horizontal and the vertical axes offers much needed variety to the verbal viciousness that has been going on: Lambert, Julie, Matt, and Prue do not hesitate to twist each of the polite questions put to them by Richard, who, on his part, takes the disparaging remarks very well and helps the four at the table stick to their game. On the other hand, Richard triggers a pattern that will develop in a curious manner in the course of the remainder of the narrative. The sixth scene in Celebration, which brings us to “table two,” has the character Sonia, the maîtresse d’hôtel, “[come] to the table” (462) and greet Russell and Suki; the two characters twist Sonia’s questions; Sonia plays along while being tactful. The mirror image is then reversed and repeated in the eighth scene, where Richard approaches the couple at “table two,” and in the ninth scene, which has Sonia approach the two couples at “table one.” Later in the ninth scene, by which time Russell and Suki have joined the four characters at “table one,” Richard and Sonia reappear together to offer everyone a glass of champagne. As if prompted by his bosses, the waiter also reappears in the sixth and the ninth scenes, getting increasingly articulate and forthcoming, or less waiter-like, in front of the seated characters. The pattern finds a prototype in the very first play that Pinter wrote, The Room, which had its commercial premiere in 1960. In that play, the characters Bert and Rose, who live in “[a] room in a large house” (Pinter 1996a: 85), are visited upon by a succession of other characters, each of whom turning out to be articulate and forthcoming in his or her own way. We might remember that the premiere of Celebration was part of a double bill, the other half being a new production of The Room. Lipar / Journal for Literature, Language, Art and Culture / Year XVIII / Volume 63
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The fifth scene is pivotal to the narrative of Celebration in yet another sense as well — the appearance on the scene of Richard the maître d’hôtel prompts the break-up, for the first time since the play began, of the horizontal axis at “table one.” The moment the above-described verbal exchange among Richard and the four characters dies down, Prue “stands and goes to RICHARD” (Pinter 2005: 458), and then asks him if she could possibly “kiss [him] on the mouth” (459); Julie follows Prue immediately, saying, first of all, “That’s funny. I’d like to kiss him on the mouth too” (Ibid), then standing up, and “go[ing] to” Richard (Ibid). What has been a verbal comedy at “table one” thus turns physical. In the middle of the ninth scene, the hitherto separate two tables meet, as it were: Suki and Russell leave their table, go over to the other table, and, at the invitation of Lambert, “squeeze in” (489). By the end of that scene, which is also the final scene in Celebration, the physical dimension to the comedy has got pretty raucous, with Lambert walking up to Richard and Sonia to “cuddle” them (500), Sonia the maîtresse d’hôtel starting “giggl[ing]” when Lambert “dangles [fifty-pound] notes in front of her cleavage” (503), and so on. The manner in which the play slowly but steadily unravels the otherwise latent nature of its characters reminds us of how the characters McCann, Goldberg, Stanley, Meg, and Lulu start revealing their so-far suppressed selves in act 2 in The Birthday Party, Pinter’s de-facto debut play from 1958: McCann and Goldberg together push Stanley to the corner, first verbally and increasingly physically; meanwhile, Meg the landlady appears on the scene dressed “like a Gladiola” (Pinter 1996a: 48) and ends up shouting, “I want to play a game!” (55); Lulu, after a few drinks, finds herself “sit[ting] on GOLDBERG’s lap” (52) and then “embrac[ing]” him (54). Celebration is a play that indeed celebrates the kind of comedy with which a young Pinter started building his career as a playwright. IV In his Postdramatic Theatre, whose original German version was published in 1999, Hans-Thies Lehmann defines “dramatic theatre,” asserting that the concept has a great deal to do with “illusion” and “wholeness”: Although it remains debatable to what degree and in what way the audiences of former centuries were taken in by the “illusions” offered by stage tricks, artful lighting, musical background, costumes and set, it can be stated that dramatic theatre was the formation of illusion. [. . .] Wholeness, illusion and world representation are inherent in the model “drama”; conversely, through its very form, dramatic theatre proclaims wholeness as the model of the real. Dramatic theatre ends when these elements are no longer the regulating principle but merely one possible variant of theatrical art (Lehmann 2006: 22).
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If we think of a playwright like Beckett, it may certainly be argued that “dramatic theatre” did indeed “end” sometime during the latter half of the twentieth century. Pinter, who was to survive Beckett by nineteen years, nevertheless took a rather different approach to “dramatic theatre”: he insisted on improving as well as polishing what we may regard as his ideal “dramatic theatre,” bringing the acutely “dramatic” essence of “theatre” into the first decade of this century. The physical presence onstage of the characters Maria and Ralph in Moonlight makes perfect sense in “dramatic theatre.” Had Moonlight been written much earlier in Pinter’s career as a playwright, neither Maria nor Ralph would have materialised as an actual speaking character onstage since, if we look at plays such as The Homecoming, it is obvious that the protagonists’ special friends are not embodied but referred to by name and in anecdotes. “MacGregor,” whom Max in The Homecoming remembers as a very old friend of his, is a case in point: “I used to knock about with a man called MacGregor. I called him Mac. You remember Mac? Eh? / Pause. / Huhh! We were two of the worst hated men in the West End of London” (Pinter 1997: 16). Like Bridget, whom we have discussed above, Maria and Ralph are inevitable consequences of Pinter’s earlier plays; whereas Bridget has evolved from actual characters, Maria and Ralph trace their roots back to names and anecdotes. Similarly, it should hardly come as a surprise that the above-discussed waiter in Celebration finds himself “stand[ing] alone” (Pinter 2005: 508) onstage — while all the other characters have left the stage — and delivering a brief soliloquy to end the play. To those of us who are familiar with the Pinter canon, the unnamed and yet chatty waiter in Celebration cannot be but a direct descendant of the unnamed waiter who keeps appearing and disappearing in one of the nine scenes in Betrayal, a Pinter play from 1978. A sketchy character in the scene that is set in an Italian restaurant, the waiter in Betrayal is articulate only in terms of cracking a joke about Venice in front of the characters Robert and Jerry, two of the protagonists in the play. As soon as the waiter goes off-stage, however, Robert and Jerry start making fun of him, turning the precious little they know about him and his family into a verbal game: JERRY. Is he [the waiter] the one who’s always been here or is it his son? ROBERT. You mean has his son always been here? JERRY. No, is he his son? I mean, is he the son of the one who’s always been here? ROBERT. No, he’s his father. JERRY. Ah. Is he? ROBERT. He’s the one who speaks wonderful Italian. (90-91)



The fleeting gossip in Betrayal is all but forgotten until twenty-two years later, as it were, when it hits back on a wholly different set of characters in Celebration. Once the waiter in that play starts bragging, first just in front of the seated couples but towards the end of the play in front of his Lipar / Journal for Literature, Language, Art and Culture / Year XVIII / Volume 63
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bosses as well, about a huge array of literary and political connections his “grandfather” established, nothing can stop him. Interestingly, the preposterousness of what the waiter says, for example, that his “grandfather” was “James Joyce’s godmother” (468), does not seem to bother anyone to a great extent, which indicates the following: the waiter is a new participant in the kind of verbal game that the seated characters have been playing since the beginning of the first scene. Unlike his counterpart in Betrayal, the waiter in Celebration speaks and moves on a level playing field with the characters whom he is supposed to be serving. Accordingly, we may regard his delivering the concluding soliloquy as a highly logical resolution to the play: [WAITER.] My grandfather introduced me to the mystery of life and I’m still in the middle of it. I can’t find the door to get out. My grandfather got out of it. He got right out of it. He left it behind him and he didn’t look back. He got that absolutely right. And I’d like to make one further interjection. He stands still. Slow fade. (508)



What if Pinter had lived on and kept on writing full-length plays, transforming simple names into actual characters and turning insignificant characters into those who, should the need arise, could even finish off narratives with their Prospero-like soliloquies? Would Pinter have eventually hit the critical point, beyond which his plays could only be possible as phenomena of “postdramatic theatre”? We wonder how Pinter could have made the character “waiter,” for example, look and sound even more advanced — I would like to think that the “waiter” beyond the critical point would do nothing other than keep “stand[ing] still” onstage.
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KNOWLEDGE FOR THE 21ST CENTURY: RE-VISITING THE LEAVIS/SNOW CONTROVERSY



The paper is a response to an important observation Professor Darko Suvin made in 1999 that stances must ultimately depend on circumstances, and in particular to his warning that the circumstances marking the turn of the century demand a revision of our assumptions of what the knowledge that truly matters is. Now, as the circumstances shaping our social and political existence deteriorate, the concern about the diminishing role of humanist education as opposed to scientific or specialized training is voiced with increasing urgency and apprehension. Part of the changing paradigm within the cultural and literary studies is the will to re-assess the position of F. R. Leavis. Thus Leavis’s response to C.P. Snow’s Two Cultures, for several decades merely the object lesson in bad academic manners, is now being re-visited as an integral part of his life-long ’mental fight’ for the conception of humanist studies as the irreplaceable source of criteria that would counter the general tendency of what he called a technologico-Benthamite culture to misuse science in ways that cheapen, impoverish and dehumanize life. The Leavis/ Snow controversy, as well as the contemporary debate concerning the humanities, which I will argue in the concluding part of my paper, can be read as the latest version of the paradigm clash dramatically transposed in the stories of two archetypal knowers – Faustus and Prospero. Key words: F. R. Leavis, C. P. Snow, the humanities, literature, science, knowledge, university



Rather than an application of this or that newly hatched theory in an analysis of this or that particular literary or cultural phenomenon – the tacitly agreed upon academic convention concerning conferences and symposiums – my contribution consists of doubts and dilemmas that have accumulated in the years I have spent trying, not as successfully as I might have wished, to combine the widely undisputed rules governing academic profession and my own feeling about the kind of knowledge that the study of literature provides and that could or should be exchanged to the benefit of the students and wider reading public. I thought I knew, and I still think I know, the answer, but the gulf separating my view of the matter from the one implied in the bulk of scholarly pursuits and their published results worldwide has so deepened that I have felt for some time that this question – what do we, university teachers, live for, what ultimately do we live by? – might well be the only important issue still left to raise in a conference. It is, of course, a paraphrase of F. R. Leavis’s “What for – what 1 [email protected] Lipar / Journal for Literature, Language, Art and Culture / Year XVIII / Volume 63
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ultimately for? What, ultimately, do men live by?” (Leavis 1972: 56) – his central formulation concerning the teleological questions he believed literature has the power to initiate. A natural association, for as a student and teacher of English literature I was brought up on the principles of Leavis’s criticism, introduced to the literary section of the English Department in Niš in 1976, and passionately upheld to the last, by the late Professor Vida Marković. All Leavisites in those times, we were committed to the belief that the quality of the mind shaped by the intense personal engagement with the questions great literature inspires would ultimately make a difference in the moral condition of the wider community. (It may now sound as a naïve belief, but not if one assumes that the only meaningful way to pursue whatever happens to be one’s vocation is to assign to it an absolute value.) That’s how I watched with incomprehension as Leavis’s chief principles were denounced and repudiated, rashly, maliciously, stupidly, as it seemed to me, by one new school of criticism after another, without however fundamentally changing my own, increasingly precarious, position. Now it is with considerable satisfaction that I hear, have heard for the last ten years, Leavis’s name invoked with ever greater urgency, and see his long-forgotten controversy with C. P. Snow brought back to general public’s attention. The Two Cultures? The Significance of C. P. Snow, F. R. Leavis’s famous (or rather infamous) reply to Lord Snow’s 1959 Rede Lecture published as The Two Cultures and the Scientific Revolution, was reprinted in 2013, with the introduction by Stephen Collini2. Shortly before this new edition of what for decades has been a byword for academic excess, in an anticipatory Guardian review of the book, Collini points out that in more than 50 years since its first appearance circumstances have changed, requiring a serious reconsideration of what once appeared as the pamphlet’s flaws and a better appreciation of its merits. Collini is not alone in his urge to correct the adverse judgment of the part Leavis played in the controversy, nor, as I already noted, of his entire contribution to the English studies. Leavis’s unfailing, combative commitment to the crucial social significance of literary and humanist disciplines is now, in the conditions that only can be described as a pervasive crisis of the university, emerging with a new relevance, while his ferocious reply to C. P. Snow, even for his former critics, has acquired the status of the classic of cultural criticism Leavis confidently predicted. For the sake of those who may not be familiar with the Snow/Leavis debate, I will very briefly restate the chief arguments of both sides. In his Rede Lecture, Lord Snow proposed that we live within two antagonistic cultures, one the result of scientific discovery and technological invention, the other, which he also called “traditional”, the less palpable domain 2 Delivered at Downing College as Richmond Lecture and first published in 1962, Leavis’s reply to Snow was re-printed in his 1972 Nor Shall My Sword: Discourses on Pluralism, Compassion and Social Hope. The whole book, in fact, is an eloquent elaboration of the argument presented in The Two Cultures?
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conjured by literary intellectuals. Having begun his career as a research scientist at Cambridge – a short-lived affair whose end seems to have been brought about by his less than outstanding abilities – he undertook to write novels (which incidentally his gentlest critics said were “almost completely unreadable”) (see Kimball 1994), Snow felt qualified to pronounce authoritatively on both. His verdict was in favor of scientists, who, he claimed in a famous phrase, had the future in their bones. Capable as they were of raising the standards of material living, the scientists provided social hope. Thus, in Snow’s opinion, they had an answer to the inherent tragedy of human condition: we live alone, or more poignantly, we die alone, but in the meantime there was to be more of everything – “more jam”, as he confidently predicted –to consume. Literary intellectuals on the other hand, were “natural Luddites”. Having nothing more substantial to contribute than railing and whining at the price of technological progress, they were merely an obstacle to this hopeful course. Leavis was outraged – not so much by what C. P. Snow said, as by the fact that it earned him immediately the status of the sage and pundit. On the strength of his Rede Lecture, Snow, who had never before participated in the government, was offered a position in the Ministry of technology by Harold Wilson, and the published version of his talk found itself in students’ reading lists both sides of the Atlantic. Utterly insignificant intellectually, Leavis claimed in his reply, Snow deserved attention because he was a portent. “His significance lies precisely in what his unmerited elevation tells us about the society which accorded him such standing,” Stephen Collini explains (Collini 2013), and goes on to justify Leavis’s shock tactics: to effectively combat this lazy habit of automatically accepting only what is already familiar, there was no other way but to transgress all the limits of academic politesse. Urged by the momentousness of his task, Leavis disregarded all academic good manners, and in his Richmond Lecture proceeded to demolish Lord Snow’s every single pretense to distinction: he exposed both the vulgarity of Snow’s style, and the portentous ignorance it conveyed – of history, of civilization, of the human significance of the Industrial Revolution, and, most of all, of art (“As a novelist,” Leavis charges relentlessly at the very opening of his lecture, ”he does not exist, nor has a glimmer of what creative literature is, or why it matters.“) With equal vehemence he denounced Snow’s ignorance of science (“Of qualities that one might set to the credit of a scientific training,” or indeed “of an intellectual discipline of any kind,” he proceeds mercilessly, “there is no evidence,” either in Snow’s fiction or his lecture.) (Leavis 1972: 47). Leavis’s scorching ironies misfired though. The well-bred friends of Lord Charles joined together to defend their minion, and the literary community were practically unanimous in condemning the lecture – too personal, too destructive, too rude, too Leavis (Collini 2013)! In the following decades it became an object of fashionable derision along with what was called Leavisite literary criticism, which was subsequently ousted from the universities world-wide Lipar / Journal for Literature, Language, Art and Culture / Year XVIII / Volume 63
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– with what I believe were dire consequences for literary criticism, the university and the world. To understand Leavis’s position, it is necessary to see that it was not science itself that he attacked in his lecture, nor even the idea of economic prosperity. Rather than “more jam tomorrow” (the phrase Snow liked well enough to repeat several times, and whose callous utilitarian connotation revolted Leavis), he turned against the moral blindness underlying the failure on the part of C. P. Snow and his admiring public to distinguish between wealth and well-being. Rather than economic prosperity in itself (surely one of the priorities in the world nowadays when half of the humanity go hungry!), he thundered against the axiomatic status accorded to the idea that economic prosperity – in the already prosperous western countries?! – was the exclusive and overriding goal of all social action and policy. For how else, one may wonder, was “jam” to be justly distributed, or indeed the impulse to use scientific discovery for unbridled destruction held in check, if not through an exercise of moral intelligence, the human faculty whose sole provenance in the university were the humanities, and literary studies in particular? It was this property of literature – at least the kind that constituted Leavis’s Great Tradition – and оf the arts to heighten awareness and expose false teleologies that constituted the great rationale of Leavis’s contention that there can be only one culture, and that it depended for its moral coherence and sanity on the role the humanities were allowed to play within the university. Having their own center in literary studies, the humanities were to hold a central place in the university, which then might become an irreplaceable source of the criteria that would counter the tendency of the technologico-Benthamite culture to misuse science in ways that cheapen, impoverish, dehumanize and destroy life3. Life indeed was the absolutely crucial term, the key criterion of value, aesthetic and ethical at once, in the critical vocabulary Leavis developed to analyze and evaluate both literature and culture. For Leavis, as for Blake, Life was a necessary word, indicating in Blake’s mythic universe the ability of the imaginative Los to welcome the novel and the unknown, and hence the necessary opposite to Urizen’s limited rational impulse to chart, classify, master and close the vital game (Leavis 1972: 14-15). Refusing theoretical abstraction, like Blake, Leavis too preferred to define his central critical term by example, pointing the way life declared itself in 3 Compare the conclusion to a 1994 re-assessment of the Leavis/Snow controversy: We live at a moment when “the results of science” confront us daily with the most extreme moral challenges, from ... prospects of genetic engineering to the more amorphous challenges generated by our society’s assumption that every problem facing mankind is susceptible to technological intervention and control. In this situation, the temptation to reduce culture to a reservoir of titillating pastimes is all but irresistible...We are everywhere encouraged to think of ourselves as complicated machines for consuming sensations — the more, and more exotic, the better. Culture is no longer an invitation to confront our humanity but a series of opportunities to impoverish it through diversion. We are, as Eliot put it in Four Quartets, “distracted from distraction by distraction.” C. P. Snow represents the smiling, jovial face of this predicament. Critics like Arnold and Leavis offer us the beginnings of an alternative. Many people objected to the virulence of Leavis’s attack on Snow. But given the din of competing voices, it is a wonder that he was heard at all (Kimball 1994).
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the language of the authors from Shakespeare and Blake, to George Eliot and Lawrence, as a verbal embodiment of a reverent, imaginative openness before untried experiential possibilities. In the literary theories that came to replace Leavis’s, his key concepts, including life, awareness, perception, responsibility and maturity, were denounced as vague, and his entire ethical approach dismissed as insufficiently theorized or worse, secretly reactionary.4 Science and technology which, unchecked by any humane consideration, had in the meantime come to dominate the realm of social decision and action, began to condition the structure of university studies, where the humanities soon acquired the status of poor relations compared to the massively favored exact sciences, and finally penetrated literary studies themselves, where the ideal of objective, value-free, neutral, ‘scientific’ analysis of texts or the laws generating their meanings, became, and for some practitioners remained, the order of the day5. But if scientific analysis, such as narratology, in its relentless Urizenic pursuit of abstractions saw its ultimate goal to be the reduction of complex human experiences embodied in literary fiction to algebraic formulae, its sequel, the anti-scientific, post-structuralist literary theory also betrayed its initial promise by exhausting its whole purpose in the spectacular deconstruction of the last scrap of meaning literary texts might communicate. For while this new Theory repudiated scientific objectivity, it was also eager to demolish any philosophical foundation indispensable to consistent interpretation – of literature, of the self, or the world. If the structuralists before them merely ignored teleological questions, the ‘why’ and ‘what for’ of literature, the post-structural analysts subverted or discredited them, thus also refusing to envisage literature as a moral or social force. Promptly, as once Lord Snow’s confident reflection on material prosperity as the exclusive goal of science and purpose of knowledge, now the new Pyrrhonist doubt about the legitimacy of any knowledge and meaningfulness of any goals was accepted by dazzled academic readership as a liberating insight. Yet the crucial effect of this deconstructive move, precluding as it did the articulation of alternatives —ethical, social, historical — was to (re)produce patterns of thought that for all their anarchy were in deep complicity with the post-Cold War globally oppressive political and economic processes. Thus, whether rigorously scientific, or spectacularly playful, both these major trends of literary and cultural theory failed to generate an effective resistance to the enemy that besieged the academia from without, the neoliberal, market-oriented conception of education: the managerial mentality that has since penetrated 4 Those who refused to join the almost unanimous adverse judgment of Leavis’s criticism were few. One of them was Philip French. In his Three Honest Men he brought together F. R. Leavis, E. Wilson and L. Trilling as teachers, critics and men of unique integrity and supreme dedication, representing a genuinely democratic tradition in literary criticism, the loss of whose prestige at the time of Leavis’s death in 1978 he found surprising and deplorable. 5 Indeed, as I have had the opportunity to witness, often to the extent that any ethical perspective immediately signals a failure of methodology, an absence of scientific rigor, and is irritating. Lipar / Journal for Literature, Language, Art and Culture / Year XVIII / Volume 63
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the universities has turned the potential centers of opposing consciousness Leavis had hoped for, producing thoughtful citizens capable of intervening in social decision making, into fund-raisers, spawning technically trained, docile profit-makers. As the crisis deepens, alarm signals are flashed: among those who remember F. R. Leavisin their warning messages, I want to glance at two for further elaboration of the way the seriousness and responsibility of Leavis’s vision were bound up with the quality of his own language. Thus describing our contemporary plight in Apocalyptic terms, Fred Inglis, a cultural historian, notes in his 2011 re-evaluation of Leavis’s work “Words As Weapons” that while the old order is breaking down, economically, environmentally, meaningfully, the language in which the disaster is addressed, in the political debate, media, and in university departments alike, is the quantifying, managerialist language in which it is impossible to tell the truth. Leavis, he reminds us, forged his own idiosyncratic language of truth-telling: a special idiom inspired by the exemplary writers, in which “responsibility is to be found in the poise of language balanced between the rendered reality of the experience and the sincerity with which it is properly felt and judged.” No mere polemicist, Leavis deployed it to give solid life to his own solidly grasped moral and political allegiances, from which, like other great moral critics of British civilization and its awful failings – J. S. Mill, Ruskin, Morris, or Leavis’s admirer E. M. Thompson – he refused to depart despite his growing isolation: “Year after year, unafraid of repetitiveness, undaunted by the wholly English device on the part of the noble Lords, who stood in as figureheads for Benthamism – which was to murmur in pained, wellbread incomprehension at Leavis’s vehemence – he kept up his solitary fusillade, until tired out, he died in deep depression.“ Now in the circumstances of social and spiritual death-in-life, Inglis concludes, it will prove the responsibility of teachers of the humanities and like-minded allies in social science to rediscover a language capable of speaking of matters of life and death, whether in lectures, books, seminars and conferences: “The language to hand is Levis’s, and we had better learn to speak it, before it is too late” (Inglis 2011). Stephan Collini brings up the question of language too: first, as already mentioned, in the argument justifying The Two Culture’s infamous manner of address, but then also within a more general framework of viable cultural criticism. In both these senses, Leavis was up against the rhetoric of hackneyed abstractions. To have responded to Snow’s lecture in a cautious scholarly manner of partial disagreement instead of exposing it relentlessly as “a document for the study of clichés” would not have received the necessary attention, and would have perhaps even confirmed Snow’s reputation of a sage. In such cases, Collini (2013) argues, it is the whole mechanism by which celebrity is transmuted into authority that needs to be exposed: not one or the other particular view, but the poverty of the mind, the systematic limitations of the perspective underlying such „habit of unawareness” – and the astringent criticism required for the task 104
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is the mode that gives offence, which is the risk the cultural critic has to take if he is to alert his audience to their errors of judgment. The language required for the articulation of the critic’s positives is a greater problem. If the options sustaining the ideological status quo are couched in clichés, abstract phrases repeated so many times that they have acquired the status of self-evident truth – what Leavis called currency values, like verbal coins rubbed smooth by being constantly circulated in a particular social world – one must not resort to still other abstractions in order to convey a sense of radically new possibilities, and yet to be recognized as saying something new at all, this is precisely what one is forced to do. The system seems to be closed, but as this renewed interest in Leavis indicates, not completely, or not permanently. For what has now, amidst the cliché saturated clamor of social discourse (‘democracy,’ ‘human rights’, ‘tolerance,’ ‘war on terrorism,’ ‘threat to peace,’ ‘nationalism,’ ‘mondialization’) become clear is that effective dissent is a matter less of abstract definitions of new aims and more of saving the public language from a ritual murder practiced upon it daily. This is the provenance of literary criticism, of the kind Leavis and his followers practiced before it was declared elitist and unscientific. Authentic cultural criticism depends primarily on the critic’s ability, cultivated in his intimate contact with literature, to attend scrupulously, patiently, with alert sense of fine ethical discrimination, to the changing sense of words, as they are made to migrate promiscuously from one context, one frame of reference, to another: and by the very syntax, rhythm, pace of his own speech to compel the readers to do so and thus alert them, before they can quickly and effortlessly swallow their daily ration of numbing banalities or mystifications, to the radical alterity of his own proposed vision. This combination of literary understanding, linguistic competence, and cultural analysis, Collini proposes to call “slow criticism.” It is, he suggests, the only efficient cure for the impotence of the present day public chatter, including prestigious critical literary and cultural discourse: to replace their fast, smooth, but superficial idiom, we need “slow” criticism, that which “by its indirection and arrest, causes readers to lose their habitually confident footing and stumble into more probing and effective thinking.” For what other weapon does a critic have at his disposal in a battle against “such formidable social forces, the fashion-driven chatter of so much journalism, over-abstraction of so many official documents, the meaningless hype of almost all advertising and marketing, the coercive tendentiousness of all that worldly wise, at-the-end-of-the-day pronouncing,“ but “a closer attentiveness to the ways words mean and mislead, express truth and obstruct communication, stir the imagination, and anaesthetize the mind?” With his angry spoken tempo, Leavis may not strike one as an obvious recruit for “slow criticism” but in fact his syntax, abounding in pauses, imbedded afterthoughts, painstaking search for the accurate nuance of meaning, a straining against the limits of blandly self-contained propositions which soon congeal into clichés, is the language that can only disturb us into awareness (Collini 2013). Lipar / Journal for Literature, Language, Art and Culture / Year XVIII / Volume 63
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While it confirms the contemporary relevance of Leavis, Collini’s slow criticism, I feel, is an unlikely strategy to be embraced within the university. In fact, the hope that the crisis of the university is a reversible process, and that a larger social recovery might start within its precincts in some conceivable future, has become untenable to most serious analysts. Terry Eagleton, a Marxist literary critic, is an example. The additional reason why I choose to dwell briefly on his views, more radical and less optimistic than those of the previous authors, is that Eagleton used to be one of Leavis’s most eloquent (and, I believe, misguided) critics: his main objection derived from a fundamental, but, as I see it, rigidly understood, Marxist principle that the world must be changed and not only interpreted. As a bourgeois liberal, Leavis, according to Eagleton, never seriously entertained the possibility of a revolutionary change that would lead to a more equitable society than the capitalist, his ambition being limited to ensuring the spiritual survival of the educated elite. While supporting the bourgeois in his privilege, the English studies, for critics such as Leavis, could be relied on, as once was religion, to check the potentially revolutionary impulses of the oppressed working classes: by throwing them a few patriotic novels, they were to be detained from throwing up barricades (Eagleton 1983: 22-30). Some years later, while visiting the English Department at the University in Niš, and in response to my question, Eagleton was pleased to inform me that the Leavis/Snow controversy was a long-forgotten affair in the British academia, and dismissed the matter with a condescending shrug. I will not argue with this surprisingly unfair distortion of Leavis’s significance except to note that in 1998, browsing through the autumn issue of The European English Messenger, I came across Eagleton’s re-evaluation of Leavis’s work, defending the latter’s notions of universal moral values and essential human nature – a target of Eagleton’s own former criticisms, and still an anathema to contemporary constructivists – as sound thinking, not at all incompatible with Marxist theory of eventual human emancipation. In two of his recent texts, “The Death of the Intellectual” (2008) and “Death of the University” (2010), although without mentioning Leavis’s name, Eagleton responds to the contemporary condition of the British higher education and the general fate of knowledge in a language that is immediately identifiable as Leavisite: What we have witnessed in our time is the death of universities as centers of critique. The humanities, introduced in the 18th century “to foster the kind of values for which a philistine world had precious little time,” and “launch a critique of conventional wisdom,” are now completely isolated from other disciplines, financially slashed, and disappearing. Since Margaret Thatcher, the role of academia has been to service the status quo, not challenge it in the name of justice, tradition, imagination, human welfare, the free play of the mind or alternative visions of the future (Eagleton 2010).



This is why there are remarkably few intellectuals hanging round universities. Like Darko Suvin before him, Eagleton reminds the reader 106
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that the intellectual is not the same as the academic. Unless they are in the humanities, where they collaborate in the cults of postmodern incomprehensibility, “academics,” Eagleton specifies, “spend their lives researching such momentous questions as the vaginal system of fleas.” Intellectuals have the rather more arduous job of bringing ideas to bear on society as a whole: the intellectual is the one who understands the forces shaping the world (a world in which, according to WFP hunger statistics, 3.1 million children under five die every year of starvation) and wants to explain it to those who do not. In the university, which is now similar to transnational corporations, he cannot do so: there potential intellectuals become mere academics – “a largely disaffected labor force confronting a financeobsessed managerial elite” (Eagleton 2008). Or they leave to embrace the precarious existence of free-lance intellectual troublemakers6. To illustrate these options, I need to make a short digression. Aurora Morales, a writer and activist of the combined Puerto-Rican and Jewish origin comes to mind immediately as one such independent, or rather “certified organic” intellectual, as she refers to herself in the eponymous essay from her 1998 collection Medicine Stories: History Culture and the Politics of Integrity. The organic food metaphor she chose to convey her sense of what an intellectual as opposed to postmodern academic is derives from her rural background and the habit of eating home-produced food: unrefined, unpackaged, full of complex nutrients that get left out when the process of production is too tightly controlled. By analogy, she felt that the ideas she carried with her have been grown on the soil and by the methods familiar to her; unlike imported knowledge, in shiny packages, with empty calories and artificial, hers is open to life, the earth still clinging to it. To keep it meaningful and vital, she refused to trim it to satisfy the requirements of academic presentability. To make it marketable, she felt it had to be refined, abstracted beyond all recognition, all fiber taken out of it, boiled down until all vitality was oxidized away. The refusal did not happen at once though: although she had always felt awkward in conference halls, suspecting that the doors were too narrow and that vital parts of her would have to be left behind before she could enter the lecture room, she nevertheless lingered for a while. Repelled by the humiliating impenetrability of the language in which postmodern academic thinking came wrapped, she nevertheless thought for a time that it was the question of her own lack of training and that the slick new arrangement of words just needed to be acquired. But finally, instead of complying, and learning how to arrange the published opinions of other people in a logical sequence, restating one or another school of thought on the topic, she kept to her own homegrown wisdom. She found her validation outside the conference rooms, in the 6 For a recent commentary about the neo-liberal war on higher education see Schwalbe 2015. A cogent analysis of conservatizing forces operating against universities as centers of critical thought, his “The Twilight of the Professors” also refers usefully to publications such as Russell’s Jacoby’s The Last Intellectuals (1997), and Frank Donoghue’s The Last Professors: The Corporate University and the Fate of the Humanities (2008). Lipar / Journal for Literature, Language, Art and Culture / Year XVIII / Volume 63
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tradition growing out of shared experience: in real situations in the everyday lives of men and women suffering the same oppression, or poems that rose out of the same phenomenon of truth-telling from personal knowledge (Morales 1988: 67-74). Relying entirely on that personal knowledge – “lived experience” Leavis would have called it – for a direction in her life and work, Morales has joined numerous resistance movements in her own crusade against all kinds of political discrimination in a highly stratified, militarized, corporate world. In a telling contrast to Morales’s intellectual and moral integrity, Martha Nussbaum, Professor of law and ethics at the University of Chicago’s Philosophy department, and widely recognized authority on moral philosophy, exemplifies how academics prosper by compromising with the corporate world. Hypocrisy is, in fact, what most offends in her Not for Profit: Why Democracy Needs the Humanities. Published in 2010, it is a work of an academic posturing as an intellectual. The title itself, conjuring as it does the Leavis/Snow controversy, would make us expect Nussbaum to defend an updated version of the former’s position. Indeed in the first part of her book, Nussbaum seems to be doing just that: her concern is with education, specifically with the precarious state of the arts and the humanities worldwide. With the rush to economic profitability in the global market, the humanities and the arts are being cut away as useless frills; the values they promote, such as imagination, creativity, rigorous critical thought, compassion, sympathy, those that are crucial to preserving a healthy democratic society, are losing ground everywhere, as nations prefer to pursue short-term profit by the cultivation of the useful and highly applied skills suited to profit making (Nussbaum 2010: 141-142). She even implies that the humanities are not merely neglected but positively feared: they foster the “freedom of the mind, [which] is dangerous, if what is wanted is a group of technically trained, obedient workers to carry out the plans of élites who are aiming at foreign investment and technological development” (21). In short, for the greater part of her book, Nussbaum’s premise seems to be that democracy and economic growth are incompatible and require special kinds of education, developing mutually exclusive sets of skills. What might arouse certain doubts, however, is the way she exploits the term democracy for its “currency value” – failing, that is, to make a necessary discrimination between its merely nominal use from its real meaning. Resorting to this cliché, instead of questioning it – is the democracy she is so anxious to preserve real to begin with? – Nussbaum can already be seen as a secret defender of the system she is apparently criticizing. The sudden turn in her argument confirms these doubts. In a kind of abrupt cogito interruptus, Nussbaum begins to contradict herself, asserting that the humanist disciplines she hitherto represented as crucial to responsible citizenship, but antagonistic to growth-oriented economy, must be preserved precisely because they are essential to economic prosperity too: imagination, creativity and critical thinking (compassion and sympathy are conveniently omitted) are what makes for flexible, open minds, 108
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and these are indispensable not only to democracy but also to innovation in business (112). This is true, but as Jane Newbury points out in the conclusion to her critical review of the book, it does not mean that the two can sit comfortably side by side. Indeed, scientific innovation in the pursuit of economic growth has led to some of the most shocking atrocities, and these also demanded the setting aside some of the qualities cultivated through literature and the arts – qualities that Nussbaum herself as a moral philosopher regards highly – such as “the ability to imagine sympathetically the predicament of another person.” Thus, Newbury sums up, “while education in the humanities may prepare the students for either democracy or growth, this book does not convincingly convey how it can prepare them for both” (Newbury 2011). Newbury’s final judgment of Nussbaum’s argument is that it is flawed. Mine is harsher. In view of the fact she herself registered, namely that Nussbaum could have pursued her “education-for-democracy” line of thinking – by suggesting more equitable economic possibilities, measures, approaches, those compatible with the genuinely democratic assumption that human beings are much more than means to profitable ends – but did not, I can only dismiss her whole argument as deliberately deceptive, of the kind one has learnt to expect from a liberal bourgeois academic, traditionally pleading for human rights and freedom of thought as long as it does not affect the capitalist profit-oriented economy. To this tradition Nussbaum has also contributed in her other published work7; it is the tradition to which C. P. Snow’s pronouncements, though far cruder, on the utilitarian merits of scientific as opposed to humanist education, also belong, but to which F. R. Leavis – who subjected to his thoughtful, “slow” critical scrutiny the consequences not only of crassly profit-oriented education, but of the entire project of mass culture, rashly taken for a triumph of democracy – was an uncompromising enemy. In the way of conclusion I would like to place the Leavis/Snow controversy in an even wider context, or rather to see it as having its analogy in the traditions of philosophical thought. For if it is a contention about the kind of knowledge that matters, I seem to re-discover a comparable dilemma in a reference, made in an interview by our eminent philosopher Mihajlo Marković, to two chief orientations in the history of modern philosophy. He admits that in terms of theoretical foundation of sciences, the greatest improvement has been the achievement of what summarily might be called positivism, the orientation that has its beginning in Russell’s and Moor’s neo-realism, goes through the phase of logical empiricism in the period from the 1920s to the 1930s, when it thrives as the most influential school of thought, to become finally, under the name of analytical philosophy, “the philosophical instrument of mature bourgeois society: neutral,



7 For a reference to her specious argument in favor of cosmopolitism see Petrović 2008: 423-434. Lipar / Journal for Literature, Language, Art and Culture / Year XVIII / Volume 63
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uncritical, safe, focused exclusively on the acquisition of pure knowledge” (in Miletić 2002: 451). Incomparably more inspiring, in Mihajlović’s opinion, but also more uncomfortable for any ruling system, and hence receiving meager material support, is critical philosophy: it had its origin in Marx, and developed through the work of his gifted followers, like Gramsci and Lukacs, the Frankfurt and Budapest Schools, Lucien Goldman and the philosophical community called Praxis. This orientation has re-endorsed critical thinking, the humanist tradition and the forgotten reflection on virtues and values. It revived and renewed the ancient idea of ‘theory’ which blends knowledge and morality, science and ethics. It is this school of philosophy that can only help humankind reach the necessary critical self-awareness and discover the way out of current contradictions. Elaborating his point further, Mihajlović adds that [i]t would be fatal for the humankind if philosophy were to be reduced to “scientism” and deprived itself of critical thinking. Nowadays the dangers have become obvious of ethically neutral thinking, that which only recognizes the rationality of the means, (“instrumental rationality”) and refuses to judge about the “rationality of the ends” because this is allegedly not the business of science or philosophy, but professional politics (in Miletić 2002: 454-5).



Finally, I believe it correct to see the Leavis/Snow controversy, reflected as it is in the mutually opposing schools of contemporary philosophy, as also a more recent episode in the much longer historical tension between two conceptions of knowledge originating at the very beginning of the modern era, when science first disentangled itself from the swaddling clothes of holistic magic practiced by Florentine humanists, and became the crass utilitarian power/knowledge of Bacon and Machiavelli. The first to respond critically were, as always, the artists: what kind of knowledge do men ultimately live by? – they asked in a variety of ways. The answers were powerfully dramatized in Faustus and Prospero, two archetypal knowers. Both magicians, they practiced their magic for entirely different purposes: Marlowe’s Faustus, the prototype of hubristic, Machiavellian scientist, lost his soul to the devil – not to demonstrate Marlowe’s medieval superstition against curiositas, but to warn that the world in which knowledge is misused for illegitimate power is a soulless world, hell being a proper metaphor for its imminent fate. The contemporary connection has been made repeatedly, but the most pertinent in this context is John Adams’s opera Doctor Atomic: Marlowe’s Faustus, gorging himself on the vision of infinite power and wealth he will obtain by constructing “even stranger machines of war”, becomes in Adams’s opera the historical Oppenheimer, insisting on the use of the atomic bomb as an ultimate incontestable demonstration of his country’s power to destroy life. Prospero’s skill is a means to a wholly beneficial end: like Bruno and Ficino, who practiced their magic as a way of enhancing their creative potentials and for poetic inspiration, Prospero 110
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too is an artist, claiming for his magic no other power in the world than that Shakespeare exercised in his Globe – which was, of course, to show virtue her own feature, scorn her own image, and the very age and body of the time their form and pressure. Its ultimate purpose is the self-knowledge that can restore to the erring individual and deluded nations alike their own estranged souls, and thus renew life: as happens at the end of the Tempest, when, as Gonzalo sums it up, “all of us [found] ourselves / When no man was his own” (V. i.). The consequences for the 21st century students of banishing this kind of knowledge from the university have been articulated recently by a Canadian postgraduate in a living, urgent idiom that tunes in remarkably with the voices of Leavis, Morales, Mihajlović, and Shakespeare which I have so far endeavored to recreate. His summary may serve as an apt conclusion of my own argument: Once universities are sanitized of all pertinent issue of justice, the human heart begins to ossify. We become saturated with abstraction, aimlessly navigating through a sea of incoherent standardized test scores, and rigid curricula, curricula that does not conform to our innate yearnings for existential knowledge and relevance. And when this process takes root moral paralysis prevails (Shaw 2013).
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PAUL MULDOON BETWEEN CHRISTIANITY AND CELTIC MYTH2



Paul Muldoon is one of the most famous poets of Northern Ireland. The considerable output of his reveals that throughout his career he steadily drew upon both Christian religion and Celtic mythology and folklore. Muldoon’s verses, cryptic and elusive, attain these qualities owing to the author’s postmodern techniques, thus making the task of their decoding a rather challenging one. Our aim is to analyze the way the tenets of Christianity and paradigms of Celtic folklore are re-contextualized and made open to many discursive interventions. Apart from the poems dealing exclusively with either Christian or Celtic myth, we will draw attention to the poems where these mythologies are inseparably intertwined owing to the syncretism of Muldoon’s poetic genius. Key words: Paul Muldoon, religion, myth, deconstruction, postmodernism, tradition, Christianity, Celtic folklore, Immram.



Paul Muldoon (1951), one of Ulster’s leading contemporary poets, known in his youth for his rather precocious literary talent is nowadays referred to as a notorious postmodernist, experimenting with fragmented perspective, parody, pastiche and intertextuality. His style, full of paradoxes, combines straightforwardness and evasiveness, gloom and gaiety, tradition and poetic innovations. One of the most ingenious but rather informal definitions of Muldoon’s poetic genius comes from Peter Davison (2002) who claims that Muldoon is a riddler, enigmatic, distrustful of appearances, generous in allusion. Muldoon’s versatile poetic output leaves the impression that, within years, his poetic horizon steadily grew to encompass at least two, but sometimes even more, different artistic and political traditions or ideologies. However, as a true postmodernist, he never remained permanently within the confines of any single one of them. Muldoon was born by Catholic parents but grew up in a predominantly Protestant area of Portadown (Armagh, Ulster). In spite of these early and deeply rooted religious experiences, he never favoured any kind of religious commitment nor took sides during the long-term sectarian 1 [email protected] 2 The paper with the same title but in a considerably changed shape was presented at the Second International Conference: Language, literature and religion at Alpha University, Faculty for Foreign Languages in Belgrade on May, 24/25, 2013. Lipar / Journal for Literature, Language, Art and Culture / Year XVIII / Volume 63
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conflict that raged in Ulster the 1960s and 1970s. This very attitude was shared by many of his fellow poets with whom he took part in so-called Ulster poetic renaissance initiated by the workshops held by Professor Philip Hobsbaum from Queens University in Belfast, Muldoon’s alma mater. The workshop activities led to the formation of so-called Belfast Group that included Seamus Heaney, Michael Longley, Derek Mahon, James Simmons, Paul Muldoon, Ciaran Carson, Stewart Parker, Bernard MacLeverty and Frank Ormsby. Muldoon, the youngest in the Group, studied under Seamus Heaney whose influence is to be easily observed in Muldoon’s early poetry. Besides, one must not forget the influence of other members of the Group exerted through the beneficial exchange of ideas at poetic meetings. Heather Clark (2006) reveals that Heaney, Longley, Mahon and Muldoon were in different ways “inspired by Louis MacNeice, while Yeats, Frost, Kavanagh, Hewitt, Hopkins, Dickinson, Wordsworth, Auden, Hughes, Larkin, and Lowell served as additional poetic models” (7). The question of influence in shaping Muldoon’s oeuvre containing more than thirty collections of poetry is nowadays of no primary importance except for literary historians. After so many experiments and changes of style Muldoon made and a kind of a unique cosmopolitanism he developed in the meantime, the author could not but be somehow estranged from his former colleagues. In the interview given to John Haffenden in 1996, Muldoon expresses his uneasiness with the very name of the Group and what it represented: “It’s scarcely a group at all, even though it’s become a critical convenience to see them as presenting a united front to the world: you only have to read them to be aware of the variety” (4). Today the critics are unanimous in their estimates that Muldoon exceeded the limits of the poetic vernacular of the Belfast Group more than any of the protagonists of Ulster poetic renaissance. He additionally confirms the judgment by drawing upon the myths of indigenous peoples of America or by reaffirming other poetic trends in some similar multicultural vein. If, however, one considers the religious symbolism in the poetry of some allegedly postmodern poets like Muldoon, one is compelled to speculate in terms of Derrida’s deconstruction which applied to religion indicates that the presence of God is determined through negative (apophatic) theology (Foshay 1992: 23-4). Emanuel Levinas’s “secularizing of the sacred” (Bankard 2013: 89-90) must also be taken into consideration as well as Slavoj Žižek’s statements that God’s securing the freedom for a man means opening: “… up the space for them in his own lack/void/gap: man’s existence is the living proof of God’s self-limitation” (2001: 146). These concepts reaffirm the notorious modernist standpoint about the absence of God or the prospect of Godless universe originated by Friedrich Nietzsche in his Gay Science. We will revert to the Muldoon’s poems composed on the grounds of his early Christian spirituality that, in the course of the years, grew thoroughly transformed. 114
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Postmodern era, as far as the religious issues are concerned, differs a great deal from modernist period. According to David Ray Griffin (1989): “… the postmodern worldview has a God-shaped hole in it” (55). Upon drawing our attention to the fact that the reason for modern rejection of God is the widespread perception of the divinity as an obstacle to man’s freedom, he concludes that faith “in the postmodern God could not be used to support an authoritarian approach to truth, because the possibility of God’s infallible inspiration of a book or institution is denied” (56). Instead of being in discord with man’s freedom, God is seen as the very essence of it since “…no social or political arrangement can be justified by the claim that it was ordained by God” (65). By allowing the “present to transcend the past” (66), God is seen as a liberating force: “the cosmic mind or soul, as immanently influential in every part of the world” (Ibid). We cannot possibly know whether Muldoon’s personal view on Christianity complies with Griffin’s theses since he was never explicit about these issues, but it is evident that God is not banished from his poetic universe. He appears in different forms, owing to the poet’s deft variation of religious symbolism. Some of Muldoon’s collections contain the poems whose titles intimate that the author is going to deal with some very important religious tenets. Paradoxically, these poems seem thoroughly dried out of any religious substance. “Vespers” (New Weather, 1973) presents us with a scene of two lovers in the secrecy of their room. The only words heard in the poem are uttered by a young man as a plea addressed to his beloved: “Couldn’t we go to sleep / Together for once, / If only of necessity? (Muldoon 2002: 15) This yearning for a physical contact is, by the very structure of the lines, correlated with the title of the poem whose meaning is Evening prayer or daily evening service in Anglican Church. Thus the religious contents of the title is debased or reduced to profanity. Jefferson Holdridge (2008), however, generalizes the meaning of the lines by viewing it as”…a prayer to be saved from the world’s harshness” (20). The similar recess of religious feeling is to be observed in a later poem entitled “Holy Thursday” (Why Brownlee Left, 1980). Known as the day of “Last Supper,” the Biblical event, in Muldoon’s (1996) poem, is evoked by some sparse details such as “plate with bread” and “what’s left of his wine” (41). The poem is similar to the previous one since it orchestrates the scene with the two lovers, but this time the two have their last meeting before the final break-up. The primeval, centuries-old feeling of pathos aroused by the very mentioning of “Holy Thursday” is irrevocably degraded when extraordinarily referenced with banal mundanity. The titles of these two poems sanctified by a strong religious aura are, owing to author’s ironic structuring, transformed into some kind of empty signifiers that are according to Ernesto Laclau “signifiers without signified” (2007: 36). Attempting to explain the phenomenon of empty signifier, Laclau adds “that an empty signifier can, consequently, only emerge Lipar / Journal for Literature, Language, Art and Culture / Year XVIII / Volume 63



115



Tomislav M. Pavlović



if there is a structural impossibility in signification as such, and only if this impossibility can signify itself as an interruption (subversion, distortion, et cetera) of the structure of the sign” (Ibid). “Palm Sunday,” the poem included in the same collection as the one previously analyzed, is characterized by a considerably richer religious symbolism of a completely different sort. While the very title commemorates Christ’s glorious arrival in Jerusalem, the first couple of lines contain the poet’s very strange reasoning on “the range the range of the English Longbows / At Agincourt or Crecy” (Muldoon 1981: 37). The two historical contexts of the poem, Christ’s peaceful victory and English military triumph over the French in the Hundred Years’ War, are quite extraordinarily juxtaposed. Jefferson Holdridge (2008) effectively connects the opposing contexts of peace and war by saying that Muldoon: “As an Irish, […] also must consider that these victories [English at Agincourt and Crécy and Norman’s in Ireland] depend on others’ defeat, that longbows are made out of wood like that of the yew (the tree of mourning), which chimes in well with the Victor-Victim Christ’s journey towards his own defeat upon the cross and his subsequent conquest of death” (54). The poet, centuries away from these notable historical events and lulled into the boredom of his domestic life, is pretty sure that he will not participate in the creation of history. His Irish fatherland is, according to what he says, definitely the place where ”… yew tree that grows on the north will never produce no small, sweet gourds / As might be trampled by another Christ,” as do “date-palms,” their counterpart, growing southward, in the Holy Land (Muldoon 1981: 37). In his further musings, the poet discloses his uneasiness on account of his unheroic social non-commitment but at the same time one can observe a sort of self-complacency because his life is not put to jeopardy. The lyrical subject, as we can see, is not void of piety and brave thoughts, but his conformism makes him rather similar to T. S. Eliot’s antihero Alfred J. Prufrock hiding behind his mediocrity. Muldoon’s lyrical subject is, as far as this point is concerned, but a typically modern (not postmodern) ironic hero, falling lamentably short of heroic ideals. His address to his “scrawny door-mat” and his “deep red carpet” (37) in the last stanza implies his complete domestic denigration and his spiritual downfall. “Our Lady of Ardboe” (Mules, 1977) is a unique piece in the “religious” body of Muldoon’s poetry since it radiates a kind of religious fervor rarely encountered in postmodern era. The author evokes a miraculous event that happened in the small rural community of Ardboe in County Tyrone (Ulster) in the ‘50s, when a woman experienced a vision of Holy Mother. Himself enchanted by the numerous testimonies, Muldoon (1996) presents his own vision of a girl standing in a silent prayer like Holy Mother: “where the thistles blow ... in Bethlehem” (28). The poet or lyrical subject undoubtedly undergoes a religious epiphany whose beginning is marked by his emphatic wonder: “Who’s to know what is knowable?” 116
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(28). The epiphany reaches its climax in the third part of the poem that is articulated as litany: “Mother of our Creator, Mother of our Savior … / … Mother inviolate, Mother undefiled” (29). Attempting to find the answer to the abovequoted question, the poet, in the meantime, meditates upon certain highly symbolic and rather contradictory religious issues. He feverishly mentions some exceedingly dubious religious topoi such as: “Milk from the Virgin Mother’s breast, / A feather off the Holy Ghost? / The fairy thorn? The holy well?” (28). In order to draw the attention to his spiritual elevation, he derisively enumerates the symbols of ordinary life,“a job, a car, a wife,” that undoubtedly mean very little when compared with a remote antithetical ideal such as “the fixity of running waters” (Ibid). According to the last line, the poet reaches some peace of mind. After litany, the poet is but exhilarated since he can “walk waist-deep among the purples and golds / With one arm as long as other” (29). The equal length of his arms casts a light upon the newly-attained balance of the opposing sides of his initially disturbed personality. However, one must not overlook the presence of certain aspects that collide with piety and religious fervor that Muldoon exudes at the very beginning of the poem. The factor that introduces the change is the poet’s typically postmodern chaotic blending of Christian and pagan symbols. In the first strophe, he juxtaposes “thistle” to “Bethlehem” (28) and in the second one, he confronts Christian “pools of Shiloh and holy Cross” with the druidic “fairy thorn and holy well.” There are also some quizzical and rather sacrilegious afore-mentioned syntagms such as “Milk from the Virgin Mother’s breast, / A feather off the Holy Ghost?” (Ibid) As one can see, Celtic myth used to be, along with Christian myth, Muldoon’s lifelong inspiration. The mythemes such as “thistle” [Druidic plant], “fairy thorn and holy well” used in the previous poem are but the well-known ingredients of Celtic folklore provocatively manipulated by the author. Muldoon, as it is demonstrated, did the same with the Christian tenets thus confirming Ian Gregson’s opinion that “the dominant attitude in postmodernism is disbelief” and that “the dominant strategy of both postmodernist philosophy and postmodernist aesthetics is deconstruction, which is disbelief put into practice” (Gregson 2004: 54). According to Gregson, “deconstruction is an anti-system or a system that subverts a system; it is a mechanism that exposes mechanisms” (Ibid). It is known that the postmodern treatment of mythemes denies myth, although historically rooted, of the acknowledged ability to enlighten our understanding of existential problems either in the past or in present time. Postmodern deconstruction, semiotic unraveling, and playfulness offer but a blurred perspective. Upon getting to read Muldoon’s poem entitled “Epona” (Mules 1977), the first thing one expects to come across is a poetic discourse on the ancient Gallo-Roman goddess of horses, donkeys and mules. Jefferson Holdridge in his reading of Muldoon’s poem provides the necessary mythological background to the title. He explains that Epona Lipar / Journal for Literature, Language, Art and Culture / Year XVIII / Volume 63
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means “Divine Horse, and adds that “her authority extended even beyond death, accompanying the soul on its final journey” (2008: 29). Besides, the originally Celtic goddess was “worshipped throughout the entirety of Gaul, and as far as the Danube and Rome” (Ibid). However, nothing of the mentioned background is presented in the poem. What one distinguishes at the beginning are the two voices, the first one belonging to the goddess and the second one of the unknown rider (lyrical subject) trying to appease his evidently stubborn jackass. The message of the goddess, who complains that the rider “has no heart” (Muldoon 2002: 32) is conveyed by the rider himself who, then, in a confessional tone, depicts his rude handling of jackass. One is, naturally, inclined to think that the goddess appears but in the shape of jackass who is driven “… madder / out of her depth, almost, in the tall grass” (32). Jefferson Holdridge (2008) draws the attention to certain sexual connotations in the rider’s address including “triangular meadow” that grows into “image of reaping ‘blade / Of a scythe’” (30). Holdridge here observes the rider both as the “master of the beast and as the devotee of the goddess” and the activity he is currently engaged in as the obvious “symbol of fertility” (Ibid). One cannot but admire the profundity of Holdridge’s reading of Muldoon’s enigmatic lines, but the devotion of the rider is, in our opinion, hardly discernible. What we see here is the typical postmodern demise of the old Celtic myth since there is no dignity left to the goddess. Instead of her enchanting aura of glorious past and her customary basking in reputedly magnificent stature, the Goddess is reduced to a slovenly creature that is finally put to control by the rider who says: “I bite her ear and shoo her back/into the middle of his life”(Muldoon 2002: 32). Muldoon’s longish poem entitled “Immram” (Why Brownlee Left, 1980) effectively proves the validity of Jean Francois Lyotard’s definition of postmodern as “incredulity to metanarratives” (1984: xx). The metanarrative Paul Muldoon is incredulous to is in fact the well-known Irish travel-text Immram Mael Duinn (Voyaging of Muldoon) originating from the eighth century. Mael Duin (Celtic equivalent to Muldoon) embarks on a voyage so as to find the murderer of his father and execute revenge. After a long and demanding journey full of perils, the hero meets a hermit (instead of his father’s murderer) who urges him not to retaliate but to withdraw and start living a quiet, virtuous life (Hufstader 1999: 151). The hero accepts the proposal.3 Muldoon re-contextualizes the old travel-text into a Chandleresque satire. The hero is not a man of integrity but a creature of an unstable identity whose “grand-father hailed from New York state” and “grand-mother was part Cree” (Muldoon 2002: 54). Upon being told, quite unexpectedly, in his favorite “Foster’s pool-hall” that his “old man was an ass-hole / that 3 Jonathan Hufstader provides more information about the original text. He even quotes the words of the ancient hermit saying “Slay not your father’s murderer but forgive him, because good hath saved you from manifold great perils, and ye also are men deserving of death.” See more pp. 151-155.
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makes the ass-hole out of him” (Ibid), the hero feels a sudden urge to get to know more about his long- lost father. He, therefore, sets on a journey which turns out to be a mock epic, a parody of Mael Duinn’s quest since he visits all sorts of squalid places throughout Los Angeles until he was given the information that his father was a petty drug-runner who owed money to a mysterious drug lord called Redpath who, most probably, ordered the man’s elimination or sent him into a lifelong exile. The hero’s further investigation is then turned into an ordeal of drug-taking, abduction, murder and mixing with all sorts of social outcasts. His father, as he was told, has already gone along the same path and was compelled to hide his identity when failed to smuggle heroin concealed in the wooden statue of the “Christ of the Andes” at Lima international airport in Peru (63). The narrator ironically points out that his father who thought “the Irish, American Irish, / were really the thirteenth tribe / the Israelities of Europe” (60), lived from that moment on “from alias to alias” (63) somewhere in South America. The hero finally gains entrance to Redpath’s empire that “ran a little more than half-way to Hell / but began on the top floor of the Park Hotel” (57). One of the last strophes provides the detailed description of the meeting of the quester and his father’s persecutor. On being ushered to a luxurious apartment, the hero, who is supposed to be vindictive, is confronted with the decrepit old man; “He was huddled on an old orthopaedic mattress The makings of a skeleton, Naked but for a pair of drawstring shorts. His hair was waistlength, as was his beard. He was covered in bedsores. He raised one talon. ‘I forgive you’ he croaked. ‘And I forget. On your way out, tell that bastard To bring me a dish of ice-cream. I want Baskin-Robbins banana-nut ice-cream.” (63)



Jonathan Hufstader (1999) notices that Muldoon intensifies the ironic effect of the poem by identifying the persecutor of hero’s father as the hermit “who advised the protagonist to abandon revenge” (153). He goes even further and draws some striking, grotesque similarities between Redpath and Howard Hughes, a millionaire and eccentric who also occupied the two top floors of a hotel and also ate only Baskin-Robbins ice cream (Ibid). The only common point of Muldoon’s poem and Celtic myth of Mael Duinn is hero’s refraining from revenge. At the very end of the poem the hero returns to the starting point of his journey and completes the narration with auto-reflexive mockery: “This I would go along, happily, As I made my way back, like any other pilgrim, To Main Street, To Foster’s pool-room.” (Muldoon 2002: 64) Lipar / Journal for Literature, Language, Art and Culture / Year XVIII / Volume 63



119



Tomislav M. Pavlović



The last words of the hero contain postmodern parody which, according to Linda Hutcheon (2004), “… uses its historical memory, its aesthetic introversion, to signal that this kind of self-reflexive discourse is always inextricably bound to social discourse” (35). One cannot but testify that this piece of Muldoon’s poetry, as well as the whole body of his postmodern poetic narrative, is “losing its functors, its great hero, its great dangers, its great voyages, its goal” (Lyotard 1984: xxiv). The poem entitled “Immrama”4 (Why Brownlee Left, 1980), composed shortly before the much longer, previously analyzed, “Immram,” can be considered its predecessor. Accordingly, the legendary quest for father is the recurring motif. The lyrical subject reveals the details of his father’s journey to the West, but this time the father is presented not as a criminal but as a migrant worker fleeing Ireland because of economic hardships: “I too have trailed my father’s spirit From the mud-walled cabin behind the mountain Where he was born and bred, TB and scarlatina, The farm he first hired out, To Wigan, to Crewe junction …” (Muldoon 1996: 40)



The hero continues to speak about his father’s alleged wandering to distant western countries such as Argentina and Brazil where he lives a life of ease. He completes the story by introducing the fantastic image of his father “on a verandah, drinking rum / with a man who might have been a Nazi” (40). The narration is less complicated and definitely less pessimistic than “Immram”, but the old myth of the journey to the West, in fact the quest for one’s identity, is irrevocably degraded. The poems whose titles indicate that they are based on Irish mythology are not frequent and are therefore easily located. Muldoon’s early poem “The Merman” is built upon the maritime symbol – merman, who, like his female counterpart mermaid, is a fairy sea creature, half a fish5 (Monaghan 2004: 329). The poem is structured as a monologue uttered by a peasant exhausted from hard labor on his soil but proud of his skills and achievement. The peasant introduces the merman as a kind of his fellow peasant and neighbor: “He was ploughing his single furrow Through the green, heavy sward Of water. 1 was sowing winter wheat At the shoreline, when our farms met.” (Muldoon 1996: 32)



4 Immrama is the plural form of Immram (journey to the West). 5 Patricia Monaghan adds that “unlike the corresponding female, the merman was rarely attractive, having piggy eyes and a bright red nose from living on brandy salvaged from wrecked ships. Their breath was also unsavory because they enjoyed dining on the raw fish. According to the early British historian Holinshed, the merman was captured alive during the reign of England’s King John; dubbed the Wild Man of Oxford, he did not live long in captivity.”
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The narrator is not at all impressed by the work of merman and thinks that his domain is much more pleasant than his neighbor’s. That is why he wanders: “Had he [the merman] no wish to own such land / as he might plough round in a day?”(32). At the end, the peasant is pretty sure that the merman lives a life full of toil and abnegation since he hears “the cries of one in difficulties” (Ibid). On reading the poem one witnesses Muldoon’s frequent, quite extraordinary coupling of the old myth and mundanity of everyday life which can be considered a new, Muldoonesque contribution to the demise of the old myth. The peasant life is, however, presented as a difficult one but not void of any pleasure, since there are “… friendship, love” … “such qualities” (Ibid) the presence of which eases the tension between the two opposing worlds. “Armageddon, Armageddon” (Mules,1977) is a sonnet sequence in which Muldoon contemplates the exploits of Irish mythic hero and bard Oisin who returns to Ireland after some three hundred years of exile spent in Tir Tairingiri or the land of promise. According to the legend, he was abducted and taken there by beautiful Niamh, the nymph who had previously fallen in love with him. He was finally permitted to return and given a magical horse for the purpose but, at the same time, warned not to touch the ground on his arrival. This is exactly what the hero did when he landed on Irish soil. On dismounting his horse, he fell a victim of his wish to become one with his motherland (Monaghan 2004: 368). Jefferson Holdridge draws our attention to the lyrical subject, alter ego of Muldoon himself, who is reluctant to return to Ireland because “he comes from the land of No Surrenders, the heart of virulent Orangeism, and the tide of violence is rising in the North from the early 1970s after the Provisional IRA began its campaign to oust British troops from Ireland” (2008: 39). Seeing that any reconciliation in Ireland is impossible, the poet tends to think of his soil as the land of unreason. That is why he juxtaposes the irrationality of contemporary Irish and with the wisdom and serenity of the Age of Reason whose main representative was Jonathan Swift.



“We could always go doser if you wanted,



To where Macha had challenged the charioteer And Swift the Houyhnhnm, And open field where her twins were whelped.” (Muldoon 1996: 34)



Holdridge (2008) insists on the dichotomy reason/unreason (39). Swift is identified as a member of the imaginary pack of highly-intelligent horses possessing human intellect from his capital work Gulliver’s Travels. Another character symbolizing reason is Macha, the goddess of Celts who perishes as a result of being challenged to compete in the race with the charioteers of the king of Ulster in spite of her heavy pregnancy. The goddess of horses, mares and mules, therefore, dies when urged to act irrationally and in the moment of death she curses the inhabitants of Ulster: Lipar / Journal for Literature, Language, Art and Culture / Year XVIII / Volume 63
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“declaring that every time an enemy threatened, the warriors become weak as women … for five days and four nights, for nine generations” (Monaghan 2004: 305). This is the reason why the Ulstermen even today live in constant Armageddon or warfare that the title of the poem refers to. Muldoon, as one can see, ironically seeks the cause of the Troubles in mythology, in the mysterious workings of the Goddess, instead of in the ill-will, ferocity and fanaticism of his unreasonable fellow compatriots engaged in mortal combat. As for Oisin, he is presented as ordinary Ulsterman, farm labourer, a kind of everyman, living in the tumultuous time of incessant clashes of Loyalists and Republicans. It is not clarified whether the modern Oisin belongs to Sinn Fein or Ulster Defense Force but his demeanor, revealed in his confession, is quite unheroic: “A summer night in Keenaghan So dark my light had lingered near its lamp For fear of it. Nor was I less afraid. At the Mustard Seed Mission all was darkness.” (Muldoon 1996: 36)



The fear is, obviously, felt everywhere, even in the parish of Mustard Seed Mission, where one is supposed to be safe from any danger. In spite of the threat, the hero just keeps on with his daily activities and informs how he “… had gone out with a kettle / to a little stream that lay down itself” (Ibid). His meager existence is endangered again, ironically, by a small insect that invades his hand. The Oisin of modern times is unable to resist even the beetle that evidently climbed upon his hand feeling that it “might have been some flat stone / the way it made from the underside” (Ibid). It is only at that moment that the hero grows aware that some kind of resistance should be taken up and says: “I had to turn my wrist against its wont / to have it walked in the way of uprightness” (Ibid). This final ironic twist that Muldoon performs is his condemnation of the passivity of Ulstermen and the true measure of the abyss separating them from the heroes of the mythic past. Paul Muldoon’s postmodern mythopoeia is rather difficult to define since he writes in the period that is “militantly ‘anti-psychological’ and radically ‘anti-mythical’” (Bertens 2005: 68). As far as the Christianity myth is concerned, most of the crucial mythemes are seen as empty signifiers apart from the one in the poem “Our Lady of Ardboe,” where lyrical subject expresses the religious fervor almost unprecedented in postmodern literature. The religious perspective in all of the analyzed poems is transfigured into its opposite. Muldoon’s handling of Celtic myth, marked by the typical postmodern iconoclasm, exposes them to parody’s subversive power. One can relish the presence of the old familiar fragments but they, as the aforementioned Christian symbols, are but empty signifiers that reveal the spiritual barrenness of our epoch. Laclau (1988), however, claims that the abandonment of the myth of foundations does not lead to 122
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nihilism but to a “proliferation of discursive interventions and arguments” (79). This statement implies that Muldoon’s poetry will always be an open ground for the audience and researchers who are not discouraged by being left with mythological bits and pieces and with the sense of confusion springing from the lack of cohesive structures.



References Bankard 2013: J.Bankard, Universal Morality Reconsidered: The Concept of God, Cambridge: Cambridge Scholars Publishing. Bertens 2005: H. Bertens, The idea of Postmodern: A History, New York and London: Routledge. Clark2006: H. Clark, The Ulster Renaissance, Poetry in Belfast 1962-1972, Oxford: Oxford University Press. Davison 2002: Davison P, Darkness at Muldoon, Review of Moy Sand and Gravel by Paul Muldoon The New York Times, (Oct. 13. 2002), http://www.nytimes. com/2002/10/13/books/darkness-at-muldoon.html?pagewanted=1,23. 7. 2016. Foshay1992: T. Foshay, Introduction: Denegation and Resentment in H. Coward and T. Foshay (ed.) Derrida and Negative Theology, New York: State University of New York Press, 3-4. Gregson2004: I. Gregson, Postmodern Literature, New York and Oxford: Oxford University Press. Griffin 1989: D. R. Griffin, God and Religion in the Postmodern World, Essays in Postmodern Theology, Albany: State University of New York Press. Holdridge 2008: J. Holdridge, The poetry of Paul Muldoon, Dublin: Liffey Press. Hufstader 1999: J. Hufstader, Tonue of Water, Teeth of Stones, Northern Irish Poetry and Social Violence, Lexington: The University Press of Kentucky. Hutcheon 2004: L. Hutcheon, A Poetics of Postmodernism: History, Theory, Fiction, New York and London: Routledge. Laclau 2007: E. Laclau, Emancipation (s), London and New York: Verso. Lyotard 1984: J. Lyotard, The Postmodern Condition: A Report on Knowledge, trans. by Geoff Bennington and Brian Massumi, Manchester: Manchester University Press. Monaghan 2004: P. Monaghan, The Encyclopedia of Celtic Mythology and Folklore, New York, Facts on File, Inc. Muldoon 1981: P. Muldoon, Why Brownlee Left, London: Faber and Faber. Muldoon 1996: P. Muldoon, New Selected Poems 1968-1994, London: Faber and Faber. Muldoon 2002: P. Muldoon. Poems 1968-1998, New York: Farrar, Straus and Giroux. Žižek 2001: S. Žižek, On Belief, New York: Routledge.



Lipar / Journal for Literature, Language, Art and Culture / Year XVIII / Volume 63



123



Tomislav M. Pavlović



Томислав М. Павловић / ПОЛ МАЛДУН ИЗМЕЂУ ХРИШЋАНСТВА И КЕЛТСКОГ МИТА Резиме / Циљ ове студије је анализа присуства елемената хришћанства и келтских митова у песништву једног од најпознатијих северноирских песника, Пола Малдуна. Као изразити постмодерниста, Малдун деструира митолошке обрасце на којима су засноване дате поетолошке парадигме готово до непрепознатљивости. Висока симболика многих доктринарних религиозних полазишта је, применом ауторових постмодерних техника, сведена, деридијанским језиком речено, на „празне означитеље“. Свето се конфронтира са профаним на запањујући начин. Са друге стране, указујемо на чињеницу да религиозност није заувек прогнана из Малдуновог песничког видокруга и да је религиозни набој усмерен ка крајње неуобичајеним токовима. Што се тиче ауторовог постмодерног третмана келтских митова, истраживање указује на чињеницу да су митеме које се тичу келтских божанстава као и чувени келтски мит о „путовању на запад“ пародиране и травестиране на ништа мање радикалан начин него што је то био случај са постулатима хришћанске доктрине. У закључку студије указујемо на чињеницу да Малдунов иконокластички однос према митовима не води ка нихилизму односно крајњој редукцији значења већ отвара нове и непресушне могућности тумачења импозантног ауторовог опуса које ће свакако бити искоришћене од стране нових генерација надахнутих истраживача. Кључне речи: Пол Малдун, религија, мит, деконструкција, постмодернизам, традиција, хришћанство, келтски фолклор, Пут на запад Примљен: 12. маја 2017. Прихваћен за штампу 30. маја 2017.
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QUESTS FOR FEMALE GENEALOGIES IN CONTEMPORARY WOMEN’S WRITING



Drawing upon feminist scholarship and the notion of motherlines in contemporary Western cultures, with a particular emphasis on literary representations of (non)-biological matrilineages and their historical and present (dis)continuities, the paper attempts to offer an insight into the feminine subject’s achieving agency through restoring female genealogies and claiming their power and authority within patriarchal social contexts. In order to illustrate a number of concepts related to what Maglin and other theorists and critics understand as matrilineal literature, the paper examines the conventions and complexities of mother-daughter relations, juxtaposing two contemporary novels preoccupied with the psychology of women’s bonding through therapist-patient mothering and maternal guilt (A. M. Homes: In a Country of Mothers, 2006) and the scholarly explorations into the significance and social positions of female ancestors (M. Forster: Isa & May, 2011). By delving into the nature, synchronicity, and transgressiveness of their respective mother-daughter quests, the paper investigates whether and to what extent these two novels classify as matrilineal literature, and in what ways contemporary representations of women characters challenge traditional attitudes towards the social significance of female genealogies. Key words: female genealogies, quests for motherlines, mother-daughter relations, contemporary women’s writing, In a Country of Mothers, Isa & May, matrilineal literature.



1. MATRILINEAL GENEALOGIES AND LITERARY MOTHERS In her book Democracy begins between two, Luce Irigaray reminds the reader that “one of the crucial means of assisting the becoming of the feminine subject” in patriarchal Western cultures “was to escape from a single genealogical power” granted to patrilineages, and to acknowledge that genealogical authority belongs not only to men, but to women as well (Irigaray 2001: 131). If we apply the very statement to literary representations of women in the last several decades, we can only confirm that in order to become, achieve agency, and claim equality, the feminine subject has had to rescue female genealogies from oblivion by reclaiming and restoring her matrilineages and giving voice to mothers and daughters within the textual. Whether authors of literary texts are fully aware of global res1 [email protected] Lipar / Journal for Literature, Language, Art and Culture / Year XVIII / Volume 63
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toration movements that have influenced their works, or they just embark on specific psychological quests, representing and mirroring their inner and outer realities, it seems that contemporary Anglo-American fiction written by women abounds in plots and characterisations that contribute to a new visibility of female genealogies and traditions. Since the 1960s liberation movements, women have produced a solid body of literature that attempts to authentically represent their own selves, their bodies, political and other identities, human relations and interactions, and, what is particularly important, their situatedness in motherlines. By accentuating the subject’s position within a heritage that was mostly unrecognised in the previous centuries, women authors have recently embarked on re-establishing connections among female predecessors and descendants, revisiting historical truths and periods in order to destigmatise their own sex and gender and illuminate the relational dynamics among women within and without patriarchal settings. Introducing the concept of motherline both as the “ancient lore of women” and a network of “cords of connections tied over generations,” Naomi Lowinsky claims that a historical lack of women’s narratives and stories about body and birth rests on perceptions “shaped by a culture that trivialises ‘women’s talk’ and devalues the passing down of female lore and wisdom” (Lowinsky 2000: 228). From the perspective of the historical lack, women’s matrilineal narratives have been both misinterpreted and underdiscussed mostly because relationships between mothers and daughters were not expected to occupy the central part of literary works, which almost exclusively favoured traditional heterosexual romances to the detriment of other psychologically and socially close (non)-biological relations. Although the first international conference on mothers and daughters was hosted as late as 1997 at York University in Canada (O’Reilly and Abbey 2000: 1), a daughter’s quest for her mother and motherlines, and the mother’s search for preservers of her authentic tradition have coexisted from the very beginning of human interrelatedness. Despite the huge temporal discrepancy between a long tradition of motherlines and organizing an academic event that concentrates exclusively on mother-daughter bonds in various social contexts, it appears that traditional literary theory and criticism have recently been both rewritten and extended by a significant number of feminist critics and theorists who have provided more genuine and less rigid definitions of womanhood. In 2006, Andrea O’Reilly coined the term “motherhood studies” (O’Reilly 2010: 369) to acknowledge the new emerging scholarship that fuses feminist literary theory and criticism with other academic disciplines. This interdisciplinary field of research has run parallel to introducing fresh thematic preoccupations in literary texts authored by contemporary women writers who have commenced reconstructing their biological, ideological, literary, and other motherlines. Positioning mothers and daughters in the process of inscribing new contents and paradigms, contemporary authors and narrators search for a kindred 126
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subject whose accounts of collective and personal memories were insufficiently recorded and discussed in the past. As the novels written by women often merge the ambivalent issues of female authorship and daughters’ perceptions of mothers (Nastić 2002: 124), the kindred subject, understood as a female ancestor with mothering qualities, has been resurrected and saved from oblivion through multifarious maternal quests that comprise real-life, mythological, and psychological journeys. It is important to emphasise that the search for matrilineal roots does not promote a wish for separation from patrilineal structures, but rather insists on superimposing, comprehending, and resolving the issues of the female subject’s invisibility conditioned by patriarchal objectification and denigration of women. Aware of previously unquestioned intentions of patriarchally structured societies to separate mothers from their daughters (Schotz 1980: 45) and drawing on Karl Jung’s famous claim that “every mother contains her daughter in herself and every daughter her mother” (Jung 1981: 188), one senses the injustice done to women’s representations in classic literature, in which conventional depictions of family relations tended to omit evident complexities of mother-daughter bonds. Revisiting mainstream literature written in past centuries, particularly Shakespeare’s plays, and lingering on the conventions of motherdaughter relationship in Victorian novels, Myra Glazer Schotz in her essay “The Great Unwritten Story” (Davidson and Broner 1980: 44-54) explores the mother’s invisibility and absence along with the nature of antagonism between mothers and daughters. Schotz suggests that the bond between two biologically tightly bonded women has long been discarded as an insignificant segment in human relations, or a connection less worthy than the one between father and son, whose experiences are often equalized with universal values, and therefore imposed on women without much reference to their own experiences. Along with The Lost Tradition, in which Davidson and Broner and their contributors offer a retrospective of motherlines’ disruptions throughout literary history, similar claims can be found in Marianne Hirsch’s seminal Mother / Daughter Plot, a psychoanalytic feminist study that problematises the reality of daughters’ “disidentification from the fate of other women, especially mothers” (Hirsch 1989: 10). Tracing the lack of mother’s authority in the Victorian novel in the manner of Glazer Schotz, Davidson and Broner define the phenomenon as “matriarchy without matrilineage and motherhood without matriarchy” (Davidson and Broner 1980: 56-7). They go on to familiarise the reader with historically both absent and strong literary mothers, paying attention to a good number of women writers such as Dickinson, Collette, and Woolf. Rightly distinguishing mainstream and marginal motherlines within the 1960s feminist movement and beyond, the editors observe that the movement-informed literature has helped reconstruct matrilineal continuities not only in the works of white and socially privileged writers, but also in the prose of black, less dominant and underprivileged authors. What all of Lipar / Journal for Literature, Language, Art and Culture / Year XVIII / Volume 63
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them have in common is an attempt to escape from a single genealogical power by offering different insights into their particular social concepts and representations of mothers and daughters and their roles in psychological, mythological, and culturally specific environments. Traditional literary representations of mothers as biological nurturers and two-dimensional symbols of good and evil seem to be more informed by mythological concepts of women in relation to men than by their active roles in societies, including the role of mothers in daughters’ lives and vice versa. Thus the threatening mythological darkness of mother strongly pervades the Jungian mother archetype that insists more on the notion of “the Terrible Mother, who represents the hungry maw of hell” (Jacobi 1974: 155) than on potential positive connotations other than those equating the Good Mother archetype with the Virgin Mary and her less explored modalities. Bearing in mind divergent histories of women’s objectification through their secondary position in communities, it is not surprising that such views on the concept of mother have influenced a great majority of literary texts, especially those written by men. With the rise of feminist ideas in Western societies, the mother concept appears to be increasingly branching out, as suggested by Nicole Ward Jouve, who claims that it is practically impossible to imprison mother within a single dichotomic definition. Drawing upon French feminists, particularly Cixous and Kristeva, and also on her own empirical knowledge, Jouve proposes nine different categories of defining the mother, the categories that house Biblical and mythological mothers as well, but sees them only as fragments of her own female identity. The most important mother aspect, according to Jouve, is the aspect of real mother, or a woman in her own body, who is to be distinguished from the psychological superego concept of the perfect mother (Jouve 1997: 295). Similar ideas can be found in seminal works by Adrienne Rich and Nancy Chodorow, although Rich (1977: 240) seems to highly value the potential of the Demeter-Persephone story as the only myth fully related to the bonds between mothers and daughters. Similarly, theorists like Helen Cixous breathe much life into the Voice of the Mother (with capital v and m) and the importance of metaphorical concepts of the maternal (Cixous 1986: 172), while authors like Nina Baym criticize French feminists’ ideas as reductive since they tend to refuse positioning the mother and her role within social contexts, and thus “move beyond the entanglements of [the] real mother by imprisoning her in metaphor” (Baym 1993: 165). However, although Baym’s argument is rightly applicable to the exclusively unreal aspects of mother, one should also acknowledge the texts in which theorists such as Rich, Irigaray, and Kristeva openly deal with socially realistic dimensions of women’s existence (Bijelić 2012: 60). The inevitability of merging the real and unreal aspects of mother and her concepts while discussing a novel about mothers and daughters pertains to almost all contemporary literature texts that offer particular definitions of relations between women. I suggest that an authentic mat128
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rilineal novel cannot capture the abundance, misery, or even absurdity of life if it focuses on the mother concept one-sidedly. Furthermore, the real mother concept has been a problematic category in itself, particularly when it refers only to mother’s biological connections with children, instead of signifying a much wider field that encompasses adoptive, surrogate, ideological, and spiritual mothers, or anybody who does the mothering. Such ramifications also allow space for the so-called unreal mother, or the mother who lives in the realm of the archetypal, mythological, symbolical and the like, making mother-daughter conflict recognition more productive. The necessity to approach complex mother-daughter bonds from different conceptual perspectives is particularly visible in literary works that are classified as matrilineal literature. In order to define the matrilineal in literature, Nan Bauer Maglin (1980: 258) offers the following five interconnecting themes that characterise works based on mothers and daughters within their genealogical or other networks: 1. The recognition by the daughter that her voice is not entirely her own; 2. The importance of trying to really see one’s mother in spite of or beyond the blindness and skewed vision that growing up together causes; 3. The amazement and humility about the strength of our mothers; 4. The need to recite one’s matrilineage, to find a ritual to both get back there and preserve it; 5. And still, the anger and despair about the pain and the silence borne and handed on from mother and daughter. Maglin’s matrilineal themes comprise and can be applied to both personal and collective considerations of mother-daughter relations, ranging from primary biological dyads to synchronic and diachronic triads, and larger (non)-biological women’s networks identified in recent scholarship (Yu 2005: 217). It is interesting to note, though, that while the points 2 and 5 seem slightly more connected to personal and psychological views of the relationship, the rest of the themes can tell us more about wider aspects of matrilineage as a female-centred lineage. Drawing on the above-mentioned themes and their possible variations in terms of historical and cultural differences, I suggest that contemporary novels that can be classified under matrilineal prose, or literature with matrilineal or matrifocal elements, appear to bring many novelties in textual treatments of family and social life. Positioning women as main characters and their mutual relations as central to the plot, they offer new perspectives on genealogical authority and seem to suggest wider and gender-aware approaches to human heritage. This tends to question the level of patriarchal authority and explore the history and remnants of female Lipar / Journal for Literature, Language, Art and Culture / Year XVIII / Volume 63
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victimization, as well as its impacts and actualities. More recent novels with matrilineal themes, especially those written in the last twenty years, are inclined towards maternal rootseeking, but are also quick to psychologise mother-daughter relations, both within nuclear families and broader relational contexts, where the main protagonists often show a deep understanding of their own motives and behaviour. Matrilineal quest is also performed through the characters’ professional research into female heritage and their private search for missing mothers and abandoned children, particularly daughters, who are sometimes endowed with mythical qualities. These features, along with many others, including an increasingly present conflict between biological and non-biological mothering, can be traced in A. M. Homes’ In a Country of Mothers (1993, 2006) and Margaret Forster’s Isa & May (2011), the novels that supposedly embrace the themes that Maglin deems characteristic of matrilineal literature. What these two novels have in common, apart from the above-mentioned quest preoccupations, is the main protagonists’ belonging to white middle-class background and the existence of an active search for a female relative in private and professional settings. The following sections of the paper will juxtapose mother and daughter characters as delineated by Homes and Forster, investigating whether and in what ways the presence and overlapping of the themes that deal with relational dynamics between and among characters classify the novels as matrilineal literature. 2. in a country of mothers: deceptive return of the missing link? A. M. Homes’ In a Country of Mothers, published in 1993 and republished thirteen years later, offers an engrossing mother-daughter story, in which the young filmmaker Jody Goodman finds herself on the crossroads between two almost exclusive identities when faced with a possible re-emergence of her biological mother. Raised by a loving couple who had lost their own child prior to her adoption, but feeling inadequate and indecisive about her future career choices, Jody enters psychotherapy with the established Claire Roth and becomes the transferential centre of the psychotherapist’s attention. In the process of becoming closer to her patient, Claire Roth, who as a teenage mother had to give her own new-born daughter to an adoptive family, decides that certain matching events from her and Jody’s lives are not mere coincidences. The initial level of professional empathy gradually morphs into personal identification, which is first visible in Claire’s increased interest in her patient’s anxiety attacks triggered by “a primal fear of being abandoned” (Homes 2006: 55), and then during one of the sessions, when she becomes almost merged with Jody’s graphic description of the distinction in the infant’s mirroring with biological versus adoptive mothers (66). While Jody tries to tap into the cause of having 130
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a feeble immune system as a child (88), Claire starts sending enquiries to a number of registry centres, expecting packages with information about her abandoned daughter’s identity, all the way attempting to prove that it is Jody who is her first biological child. Claire’s fervent search for the vital missing part of her past evolves into a fixation with Jody, whose presence at times overshadows that of the therapist’s family that consists of an equally successful husband and two underage sons. The synchronicity of Claire’s and Jody’s matrilineal quests through their temporary merging during the therapy creates an illusion of a retrieved mother-daughter bond. The therapeutic setting as “a situation par excellence where the ideal mother is invoked” (Woertman 2005: 59) seems to provide Claire with both an opportunity to redeem herself for having abandoned her newly born daughter and a possibility to achieve a status of an ideal therapist who skillfully combines her professional empathy with an authentic story of personal self-development. The very setting of mother-daughter reunion promises to be ideal, partly because it represents the psychologist’s space of disrupted motherlines, where she feels at home but rather lonely and incomplete. It also represents a symbolical cradle that awaits the lost link embodied in the supposedly anxious and traumatised young woman who will recognise her mother after both of them are healed through the re-enactment of a primary symbiosis. Such conscious but rather illusory expectations on the part of the therapist become at first discreetly suggestive, diverting the patient’s focus from her everyday decision-making problems to rather painful unearthing of long-suppressed and unresolved issues with her missing biological mother. While Jody at times revolts against the seemingly misguided psychological proddings and analyses, she subconsciously falls prey to Claire’s manipulations, which tends to transform the therapist-patient confidentiality into a primary mother-daughter interdependence. Whereas the novel visibly concentrates on motherline quests of two grown-up women, it frequently invokes elements of mother-baby dyadic symbiosis, thus confirming the existing claim that women authors’ representations of mothers and daughters in literature are often reflected in the images of women’s bonding with their little girls and rarely with their adult daughters. Gillian and Rogers thus rightly observe that “even in descriptions of therapeutic relationships involving adult women, the mother-daughter transference is generally portrayed as a re-enactment of the relationship between a mother and a little girl or a baby” (Gillian and Rogers 2005: 121). In the process of resolving her patient’s adult dilemmas, Claire tends to reduce Jody to the role of her own dependent infant from the period of two decades ago, which is the time of their disconnection. The early mother-daughter total separation is what influences both women’s lives, initially standing as a complete opposite to what Hendrika C. Freud recognizes as symbiotic illusion and defines as “unhealthy mutual dependency” (Freud 2011: 2). While partial mother-daughter detachment is vital for shaping and retaining their distinct identities, the partial presLipar / Journal for Literature, Language, Art and Culture / Year XVIII / Volume 63
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ervation of the bond is also essential because a daughter normally “needs her mother throughout her life as a model and counselor” (3). Although she is aware of the dynamics both personally and professionally, Claire apparently regresses to the phase of symbiotic illusion based on her feelings of mutual recognition and the synchronicity of her and Jody’s matrilineal quests and belated meeting. The fixation with re-claiming of her daughter culminates in Claire’s strong fantasies of having Jody living with her as part of her family. The fantasies of the completeness with the third, long-lost child develop in her frequent daydreaming, during which Claire sees herself as “the elusive perfect parent,” and Jody as “her own personal success story” (Homes 2006: 153). On a more subconscious level in her sleeping dreams, there is a compelling element of a strong bodily connection between mother and daughter. Being slightly sexually charged, one of such dreams both perplexes and sedates Claire, and she starts questioning the traditional basis of her profession as a psychotherapist: In the dream everything appeared perfectly normal, as though this were the way it was supposed to be. On the beach in front of her was the shrink convention, and still Claire had no one to ask. She reached for a legal pad and attempted to diagram it for herself. Mother, Child, Oedipus, Freud. The dream didn’t belong to an old dead shrink, to any particular theory; it was her own (156).



Encouraged by the strikingly personal symbolism that challenges the fundaments of conventionally defined bodily desire, and reliant on her seemingly peaceful state of mind, Claire continues cherishing her dreams of mother-daughter reunion. Now that she is positive about Jody’s identity, yet without an ultimate proof of their blood connection, Claire becomes actively engaged in finding a perfect suburban house for her newly enlarged family. While still having her sessions with Jody, introducing her to the husband and sons in order to prepare her ‘homecoming’, the therapist mother does not reveal her life discovery to the patient daughter until the right moment. The special moment is elaborately pre-planned and envisaged as a mother-daughter celebration party with food and candles in their new home. However, it seems that Claire eventually fails to empathize with the daughter’s delicate position, pushing the embodiment of her fantasies too far and being completely unaware of Jody’s potential reaction. The aggressiveness with which Jody rejects Claire’s claim uttered in the idyllic sunset atmosphere, locking herself in the bathroom with the broken tub, initiates a re-enactment of an early phase of mother-daughter dynamics in which the daughter expresses her infantile anger at mother. Although the phase of rejection in which daughter strives to achieve her own subjectivity as separate from the mother’s usually leads to the recognition of the conflict and, if the recognition is mutual, to the eventual reconciliation, it is interesting that the novel ends before the phase of recognition. Jody, 132
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who has always been filming scenes, capturing moments and taking photos in order to prove her existence and a need to be consumed by her adoptive parents’ love, appears in one of the final scenes as flipping through the film reels, trying to reconstruct her past made up of separate stories that are “fluid like the stuff of lava lamps, stretching and pulling, constantly reconfiguring itself” (272). The final reconfiguration, though, appears to have gone too far. The therapist’s own narcissistic issues in combination with her symbiotic illusion have created an atmosphere of evoking and releasing the desire for the other that first appears within the confines of the mother-infant dyad. According to Flax, “for daughter or son, connection with mother is suffused with desire, aggression and ambivalence” since “prebirth merger can never be restored,” so that “with each expression of desire or need we risk frustration, rejection or damage to the other” (Flax 2005: 143). Paying particular attention to pre-established gender differences, Flax adds that “part of painful interplay between mothers and daughters is the initial evoking of the desire for men, not for themselves and not for women or their children” (Ibid). What Claire does in the reenactment of her own interplay with the potential daughter rather challenges the traditional game of compulsory heterosexuality. In order to form a bond she almost nonchalantly renounced in her youth, she transgresses the socially imposed norms that require the redirection of daughters’ bodily desire from mother to father. Whereas in the “society which has regulated maternal sexuality, mothers normally act as regulators of the daughters’ sexuality, mainly as models of repressed (hetero)sexuality” (Giorgio 2002: 33), Claire as a mother and therapist releases her own primal desires by rejecting traditional (Freudian) interpretations of motherdaughter relationship and allowing herself to be guided by her own. While she senses the limits and inauthenticity of the “old dead shrink[‘s]” theoretical frameworks, Claire also seems to neglect the real needs and desires of the adult young woman patient who has (sub)consciously accumulated a large amount of rage towards the mother that disowned her when she was most needed. While the bad abandoning mother of Jody’s babyhood appears to be both internalised and suppressed, Claire’s unlikely therapeutic approach releases and invokes the very mother at a critical decisionmaking point in Jody’s life. The therapist becomes the embodiment of the hated mother and is thus faced with the patient’s ultimate anger that never reaches the expected mother-daughter relational stages of reconciliation and forgiveness. Whereas “the two seemingly antithetical emotional positions, blaming and forgiving” normally “turn out to be the twin poles of the mother-daughter story” (Chernin 1999: xii), the story of the therapist and her patient is evidently broken in its first phase of anger and blaming. The early disruption, however, does not reduce the significance of the couple’s motherline quests. Just like mothers and daughters who embark on their quests during the main relational phases envisaged by Lorna Irvine (1980: 243), the therapist and her patient initiate their respective matrilineal Lipar / Journal for Literature, Language, Art and Culture / Year XVIII / Volume 63
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journeys in order to belong and redefine their familial space. While their quests show the potential of recognition and final reunion, the eventual failure of the familial redefinition invokes the feelings of motherlessness that further mark Jody as an orphan who is betrayed and exploited for someone else’s irrational agenda. At the same time, far from her, in the country house that holds memories of Jody’s breakdown and the present reality of her unexpected status quo position, Claire senses that “from now on there would be an impenetrable layer between inner and outer” (Homes 2006: 274). Sitting inert and “fixed” in a pose of expectation, she waits for her family to go asleep, and then drives off to her office in the city, rearranging things and assuming yet another waiting pose. The matrifocality of the final scenes corresponds to Nan Maglin’s most ambivalent theme that incorporates the emotions of anger and despair induced by the mother’s loss of a daughter. Although the allegedly universal states of maternal pain and silence are represented through a portrayal of mother-daughter delusion and guilt, they remain an authentic part of a woman’s search for a missing link in her motherline network. 3. ISA & MAY: A SCHOLARLY TAKE ON THE MOTHERLINE Unlike Home’s novel, in which the primary maternal conflict remains unresolved yet open to further developments, Margaret Forster’s Isa & May (2011) seems to offer a rather clear outline and outcome of the main character’s scholarly investigation into matrilineal heritage. Structured around the postgraduate student Isamay’s MA thesis research into the social and historical significance of grandmothers, the novel brings an interesting generational fusion of identities that stem from biological versus non-biological mothering. Throughout the novel, it cannot be easily determined what comes first – the student’s preoccupation with her personal identity, or the collective one. The fusion of identities is evident from the outset of the novel, when Isamay reveals that her awkward name is an alphabetical amalgamation of the names of her grandmothers, Isa (Isabel) and May (Margaret). Re-addressing her own family ties in the process of thesis writing, Isamay sometimes wonders whether she is a person in her own right or someone “made up entirely of [her] grandmothers” (Forster 2011: 38). The constellation of women appearing in the novel is superimposed in relation to their bonds with men. Living with a male partner, who is reluctant to discuss personal issues, the main character draws most of her strength from being surrounded by a few influential females. Apart from her mother, a rational scientist who is depicted as possessing maddening self-control, and who is rather skeptical about her daughter’s potential contribution to “any existing body of knowledge” (105), the most relevant persons for Isamay’s own individuation are her almost diametrically different grandmothers and her thesis supervisor. Isamay’s research 134
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into grandmothers, who she claims to “have a place in feminist history” regardless of their insignificance in patriarchal tradition, deepens not only her understanding of reserved Grandmama Isa and opinionated Granny May, but it broadens her knowledge of historically famous grandmothers, like Queen Victoria, and eventually initiates disclosing of the greatest family secret that shatters the core of her identity. Perceiving Queen Victoria as one of the rare “true matriarch[s]” whose “grandchildren were an extension of her authority,” Isamay suggests that “most grandmothers lack the very thing that made the Queen important,” and that is “power” (92). For that reason, she tries to identify the nature and impact of the power she happens to inherit from her own predecessors who were politically powerless and thus supposedly insignificant in historical terms. Spending days in a library studying transcripts of notable grandmothers’ letters, and meeting her supervisor Claudia to report on new findings and ask for further suggestions, Isamay is often uncertain about which distinguished women’s lives support her thesis on historical significance of grandmothers, and which ones should be excluded from her research: I must be missing the obvious ones. The grandmothers I’m after should spring unbidden into my mind… but they don’t. I have to go looking, and then I get ambushed, one of them leaps out at me from the thicket of history and demands attention, and I waste time asserting her and usually find she’s an impostor and was hardly a grandmother at all (21-22).



The very statement, uttered in an early stage of Isamay’s investigation, proves to be almost visionary when she learns that her paternal grandmother Isabel is not her biological grandmother. Isamay’s father, who discreetly discloses the well-kept family secret to her, was adopted as a baby and attributes no importance to whether he was mothered biologically or not. Remembering the myth of her unquestioned resemblance to the Grandmama, Isamay is not only shocked by the revelation but impressed as well, claiming that “DNA would have no chance against Isa,” as she “would have outflanked it” (161). The disclosure of the family secret influences the course of Isamay’s exploration into female genealogies, which shifts from mapping historically noteworthy heroines to recognizing the centrality of her own motherline. Reflecting Lowinsky’s claim that “the grandmother” is often “an easier link to the Motherline than is the mother” since she is a less familiar “woman of another time” who “tells us the stories of our origins” (Lowinsky 2000: 233), Isamay in her search for noted grandmothers detaches from her immediate motherline, becoming a transhistorical mediator who eventually demystifies her own creation story. She also “creates a symbolic mother to hold and foster her psychological and emotional development” (Chernin 1999: xiii) and a mother with whom she forms a literary relationship (Jordan 2010: 113). Unlike the therapist in A. M. Homes’ novel, who transgresses professional boundaries by forming an almost delusional mother-daughter relationship with her patient, Lipar / Journal for Literature, Language, Art and Culture / Year XVIII / Volume 63
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the thesis supervisor in Forster’s novel provides an exclusively scholarly space for the interaction with her student, encouraging her explorations into broader interpersonal and social mother-daughter relations. Thus, while Isamay struggles to weave the threads of her research into a coherent argument, Claudia suggests that “[Isamay] should look at the grandmother being not so much a cohesive force but on the contrary an inhibitor of social change in modern society” (Forster 2011: 139). This calls for revisiting grandmother mythology and stereotypes through identifying wider geopolitical contexts that embrace transnational and immigrant genealogies. Unlike Jody, who is being pushed into a closed space of a single family she barely knows, Isamay is prodded to think within wider and less familiar contexts, brainstorming, for example, how an immigrant grandmother’s resistance in a new country “erode[s] her status within the family” (140). Looking back at Nan Maglin’s daughter-centered mother-daughter themes whose interconnectedness and deployment create matrilineal literature, it is evident that Forster’s novel Isa & May contributes to a matrilineal literary canon by offering insights into both collective and personal considerations of mother-daughter relations. Starting from her own position within familial, social, and academic settings, Isamay in the role of a daughter recognises that her subjectivity is expressed not only through her own voice, but through the voices of her female ancestors and contemporaries. Exploring notable Western grandmothers and their impact on larger women’s networks, Isamay as a student researcher and future scholar becomes aware of both visible and subversive forces that have shaped the strength and resilience of her foremothers, rendering them historically (in)significant and worth preserving through serious community and academic work. Isamay’s commitment to build the bridges between different cultures and historical periods, which becomes her own ritual of restoration, is further personalized by her investigation into the immediate motherline and her own bond with mother. As already assumed by Maglin in her reference to the theme of personal mother-daughter connection, Isamay attempts to view her mother both as a woman she directly descends from and a mother who should be reassessed in a detachedly professional manner. The objectivity of her task and her supervisor’s scientific impartiality mirror the apparent relational restraint of the mother who “possesses maddening self-control” and who is likewise “calm [and] reasonable” (105). However, what challenges Isamay’s belief in the validity and purpose of her research is the mother’s definition of Isamay’s MA subject as “something amorphous” and therefore insignificant, although the daughter has “tried to explain that for [her] there is some shape to [her] quest” (106) that later proves to be matrilineal and therefore significant in the historical revision of genealogical one-sidedness. The seeming misunderstanding between Isamay and her patriarchally indoctrinated and emotionally reserved mother testifies to the inevitability of motherdaughter conflicts based on “the pain and the silence borne and handed on 136
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from mother and daughter” (Maglin 1980: 258) and represented through socially conditioned matrilineal narratives. 4. BRANCHING OUT It may be interesting to note that while the mothers in Homes’ and Forster’s novels possess similar inclinations towards scientific explanations of their mother-daughter bonds, their daughters, who are no less rational, appear to initiate both the reassessment of traditional bonding through their differently achieved agency and the re-enactment of maternal loss and guilt. Even though Jody and her would-be mother Claire seem to temporarily disappear in the labyrinths of their own psyches, while Isamay continues her motherline through giving birth to her own daughter, both daughters carry the potential of recording their motherlines – Jody through her interest in photography, and Isamay through her scholarly explorations of grandmothers. Both represent their mother figures’ biographers and call for the mothers’ representations of their own lives. Their challenging of patriarchal motherhood likewise contributes to what O’Reilly (2010: 370) demarcates as “motherhood studies,” or the field that explores motherhood as institution, experience, identity/subjectivity, and agency. According to Giorgio (2002: 30), “narratives on mothers and daughters by definition produce a reality which signifies difference” because “putting the mother at the centre of a daughter’s quest for Self means to adhere to the most real fact of one’s life, namely the fact of being born a woman out of a woman’s body,” which also serves as a prerequisite for considering “the genealogies of women through poetry, fiction, autobiography, and literary criticism” (Jordan 2010: 122). The mother/daughter search for the Self, or selves, through mythological, real-life, and psychological journeys, is both the mother’s and the daughter’s. While the journey in Homes’ In a Country of Mothers ends unresolved, or before the phase of recognition necessary for the acknowledgement of reconstructed matrilineal relations, the journey in Forster’s Isa & May offers a mother-daughter conflict scheme with all three relational phases, including the phase of reconciliation. Besides presenting an active biological grandmother-mother-daughter triangle that is additionally enriched by two non-biological mothers who perform constructive othermothering – Isa through being a substitute paternal grandmother, and Claudia by mothering the main character’s professional identity – Forster pushes the motherline forward by introducing the arrival of Isamay’s own baby daughter. What the two novels have in common, along with their evident belonging to matrilineal literature, is an “escape from a single genealogical power” and a realistic treatment of non-biological mothering, which has recently become another urgent subject matter in contemporary writing by women worth attention and theorising. Lipar / Journal for Literature, Language, Art and Culture / Year XVIII / Volume 63
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Maglin 1980: N B. Maglin, Don’t Forget the Bridge That You Crossed Over On: The Literature of Matrilineage, The Lost Tradition: Mothers and Daughters in Literature, ed. by Cathy N. Davidson and E. M. Broner, New York: Frederick Ungar. Nastić 2002: R. Nastić, U potrazi za smislom / In Quest of Meaning, Beograd: Prosveta. O’Reilly 2010: A. O’Reilly, “Stories to Live By”: Maternal Literatures and Motherhood Studies, Textual Mothers / Maternal Texts. Motherhood in Contemporary Women’s Literature, ed. by Elizabeth Podnieks and Andrea O’Reilly, Waterloo ON: Wilfrid Laurier University Press. O’Reilly and Abbey 2000: A. O’Reilly and S. Abbey, eds, Mothers and Daughters – Connection, Empowerment, & Transformation, Maryland and Oxford: Rowman & Littlefield Publishers, Inc. Rich 1977: A. Rich, Of Woman Born – Motherhood as Experience and Institution, New York: Bantam Books. Schotz 1980: M.G. Schotz, The Great Unwritten Story: Mothers and Daughters in Shakespeare, The Lost Tradition – Mothers and Daughters in Literature, ed. by Cathy N. Davidson and E. M. Broner, New York: Frederick Ungar Publishing Co. Woertman 2005: L. Woertman, Female subjectivities and intervening practices, Daughtering and Mothering – Female Subjectivity Reanalysed, ed. by Mens-Verhulst, Janneke van; Schreurs, Karlein, and Woertman Liesbeth, London and New York: Routledge and Taylor and Francis e-Library. Yu 2005: Y-L Yu, Mother, She Wrote – Matrilineal Narratives in Contemporary Women’s Writing, New York: Peter Lang Publishing, Inc. Татјана П. Бијелић / ТРАГАЊА ЗА ЖЕНСКИМ РОДОСЛОВИМА У САВРЕМЕНОЈ КЊИЖЕВНОСТИ ЖЕНА Резиме / Кроз осврт на феминистичка теоријска истраживања и представе појма линије по мајци у савременим културама запада, са посебним нагласком на књижевне репрезентације (не)биолошких матрилинија и њихових историјских и савремених (дис)континуитета, овим радом настојао се понудити увид у остваривање агентности фемининог субјекта кроз рестаурацију женских родослова и оснажење њихових моћи и ауторитета унутар патријархалних друштвених структура. У циљу илустровања немалог броја концепата који се надовезују на ово што Нен Меглин и остале теоретичарке и критичарке разумијевају под матрилинијском књижевности, испитивале су се конвенције и комплексности односа мајке и кћерке у два савремена романа која тематизују психологију женског повезивања кроз матерналну кривицу и трансгресивну везу између терапеуткиње и пацијенткиње (А. М. Хоумс: У земљи мајки), односно научна истраживања значаја и друштвене позиције преткиња и претходница (М. Форстер: Иза и Меј). Понирањем у природу, синхроницитет и трансгресивност матрилинијских потрага у наведеним романима, покушало се истражити да ли и до које мјере ови романи могу да се класификују као матрилинијска књижевност, као и на које начине савремене репрезентације женских ликова провоцирају традиционалне ставове о друштвеном значају женских родослова. Закључило се да оба романа на различите начине припадају матрилинијској књижевности која у први план поставља двосмјерне релације мајковања (мотхеринг). Док мајчинске фигуре у оба романа посједују сличне склоности према фиксним научним образложењима односа између биолошки повезаних жена, њихове кћерке настоје да иницирају ревизију традиционалног повезивања са мајком кроз поновно одигравање матерналног губитка и кривице, као и кроз представе амбивалентних женских субјективитета у ширим матрилинијским контекстима.
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DISCOURSE ON LOVE IN A COLONIAL CONTEXT: THE LAST SEPTEMBER BY ELIZABETH BOWEN AND JOHN BANVILLE



Approaching Anglo-Irish fiction from the perspective of postcolonial studies, the big house narratives emerge as an enduringly present and constantly changing genre. This paper examines the narrative of the big house in Elizabeth Bowen’s 1929 novel The Last September and the 1999 film based on it, with the screenplay written by John Banville. The analysis is focused on the representations of love in both texts, and carried out on the premise that discourse on love is employed with the purpose of challenging and finally shattering colonial discourse. The analysis relies mainly on the theoretical framework set by Lauren Berlant (based on Jacques Lacan’s interpretation of desire) and Alain Badiou. One particular element of colonial discourse that becomes vulnerable once discourse on love is introduced through the depictions of different kinds of emotional relationships is the process of othering. As the relationships of the protagonist Lois Farquar with different men are observed and labeled as imaginary, institutional, and real love, following partly Berlant and Lacan, the interpretation of the narrative comes to a conclusion that all these kinds of love essentially undermine the intricate processes of the creation of the colonial other. The film proves to be a major contribution to the narrative in this respect, since it departs largely from Bowen’s original text precisely in its explicit depiction of what the paper refers to as real love, which exemplifies, in Badiou’s terms, “the paradox of an identical difference.” Keywords: The Last September, Elizabeth Bowen, John Banville, colonial discourse, discourse on love, the process of othering, identical difference, imaginary love, institutional love, real love



1. what is it in love? Lois Farquar, the young heroine of Elizabeth Bowen’s 1929 novel The Last September, explicitly wonders at a certain point that “surely love wouldn’t get so much talked about if there were not something in it” (Bowen 1998: 97). The fact that love is the central preoccupation of a great number of characters certainly is somewhat surprising considering the context of the novel. The Last September is set in 1920, right in the middle of the Irish War of Independence, in fictional Danielstown, a country mansion in County Cork owned by the Protestant Anglo-Irish family of Sir and Lady Naylor. The cultural and literary history of Ireland refers to such mansions as ‘big houses’ and Elizabeth Bowen (1899-1973) herself spent a 1 [email protected] Lipar / Journal for Literature, Language, Art and Culture / Year XVIII / Volume 63
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great portion of her life in a similar place in Cork – Bowen’s Court. As can be inferred from her biographer Victoria Glendinning’s account, many of Bowen’s childhood memories, data such as the names of friends and relatives, but also the general sentiments induced by the Anglo-Irish heritage of her family, are all invested in The Last September. The position of the Anglo-Irish in relation to both the Irish and the English was, at the time when Bowen was growing up, complex and difficult to define, although the term Anglo-Irish applied generally “to a family of the ruling Ascendancy class, after several generations, whether of Norman, Scottish, Welsh, English or any other descent, and even when intermarried with the real Irish” (Glendinning 1985: 11). Bowen’s Court was thus, like Danielstown in The Last September, regarded by the Irish revolutionaries as an alien presence in the Irish landscape, a replica of England built there to assert “the political and economic ascendancy of a remote colonial power structure” (Kreilkamp 2006: 60), but unlike Danielstown, it managed to escape the fate of more than two hundred big houses that were burnt down in the 1920s. The Last September closes with the image of Danielstown burning – with the image that in fact conveys the sense that the entire country is burning (Bowen 1998: 206) – and such an outcome is indeed anticipated from the very beginning of the novel. The ominous presence of the Royal Irish Constabulary is all too vivid, and occasional attacks and house searches constantly inform everyday small talk. It therefore comes as a surprise that in the given context love gets so much talked about, as Lois puts it. Hugo Montmorency, a family friend and visitor to Danielstown during this last September, keeps reflecting on his love for Lois’s late mother Laura, his relationship with his wife Francie, and finally his obsession with Marda, yet another guest of the house. Marda herself leaves Danielstown for Kent, where she is soon to be married. Gerald Lesworth, an English officer stationed in the nearby Clonmore, pines after Lois, and his friend David Armstrong proposes to Lois’s friend Livvy. As Francie exclaims, “Love is everything!” (187), and everyone in the novel seems to be preoccupied with feelings, romance, thwarted desires or marriage prospects, while some of the major characters nearly develop their own philosophies of love. The accent on romance is equally strong, if of a somewhat different kind, in a more recent adaptation of Bowen’s original text – the 1999 film The Last September, directed by Deborah Warner, with the screenplay written by John Banville. Banville’s rendition departs significantly from Bowen’s text precisely in the point which explicates the romantic relationships and sexual desires between various characters. While the novel features the English and the Anglo-Irish almost exclusively, a prominent role in the film is given to Peter Connolly,2 an Irish revolutionary with whom Lois secretly conducts a passionate affair. The general aim of this paper is there2 The character is referenced in Bowen’s novel, though never actually physically present, as Peter Connor. The changed name in the film evokes that of James Connolly, one of the leaders of the 1916 Easter Rising.
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fore to address, through the analysis of The Last September narrative – both the original novel and the later adaptation of the text – the question of why and for what purpose love features so strongly in this particular context of the big house fiction. The Last September is undoubtedly a narrative about the decline of the Anglo-Irish Ascendancy and the dissolution of British colonial power in Ireland. This paper claims that The Last September shows the unsustainability of colonial discourse by employing discourse on love. Considering the major intervention Warner and Banville made to Bowen’s novel, it can be assumed that their depiction of Lois and Peter’s relationship contributes substantially to the theorizing of discourse on love in the given cultural context of the Anglo-Irish Ascendancy, the English colonizing tendencies, and the Irish struggle for independence.



2. theorizing love within colonial discourse The Last September is not unique among the big house narratives in its focus on romance amidst social and political turmoil. As Vera Kreilkamp (2006: 70) notices, even the earliest examples of the genre contained stories of “marital union between aristocratic Gaelic and English cultures,” which served as allegorized versions of the national tale, that is, as reinforcement of the Ascendancy through personal and intimate associations of its representatives with the English. This allegory was accompanied – for example, in the works of Charles Lever and Sheridan Le Fanu – by the “horror before the boorish (i.e. native Irish) suitor of the big house woman” (Ibid). The depictions of the horrifying prospects of a romantic, sexual, or marital union between members of what is perceived as the dominant social class and those who are constructed as “native” or “other” are easily classified as those concerns (and fantasies) related to what Robert Young terms ‘colonial desire’, referring to various examples of transgressive sexuality, miscegenation, the exoticism of the colonial other and the colonizer’s simultaneously experienced fascination with and fear of intimate contact with the “natives” (Young 1995). While the general methodological approach assumed in the here presented analysis pertains to postcolonial studies3 and places the big house genre within this framework, what makes The Last September and its focus on romance difficult to categorize as an illustration of ‘colonial desire’ is the confusion of identities among the Anglo-Irish characters presented in the two texts. Both the novel and the film repeatedly emphasize that the Anglo-Irish perceive themselves as Irish and markedly different from the English; the English, moreover, also think of them as Irish, referring only to the different social status between the Anglo-Irish and the “native” Irish, whom they think of as “the lower 3 In this respect, the paper follows Cleary 2006. The Anglo-Irish big house family and its interactions with both the English and the Irish render The Last September particularly suitable for a discussion of the fluid relations between the imperial centre and colonial peripheries. Lipar / Journal for Literature, Language, Art and Culture / Year XVIII / Volume 63
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classes” (Bowen 1998: 46; Warner 1999). This confusion is not uncommon in other settler colonies either, and is relevant to this analysis inasmuch as it contributes to the complexity of the process of othering, which makes an important part of colonial discourse and colonial desire, as well as of discourse on love. What hence becomes pivotal to this analysis is Lois’s relationship with Hugo (Anglo-Irish) and Gerald (English) in the novel, and Peter (Irish) in the film. The fact that The Last September is set precisely in the historical moment immediately preceding the Irish Independence is of considerable import, since it provides the context for discourse on love to enter into dialogue with the discourse of the crumbling Empire. The insistence on love in The Last September as something individual, emotional, and private serves in effect as a platform through which collective or cultural, political and public concerns can be channeled4 and, as Lois’s romantic focus changes, it comes to epitomize Lauren Berlant’s (2012: 108) claim that “[t]he use of the logic of romantic desire to neutralize, at least symbolically, the violence and attraction at play in hierarchical social relations implicitly suggests that structures and institutions of power can always be overcome by personal feelings, personal choices.” This observation by Berlant is therefore the starting point of the here presented analysis of The Last September narrative. Berlant’s views on desire and love, derived largely from Jacques Lacan, as well as Alain Badiou’s ideas expounded in 2012 In Praise of Love, lead towards the conclusion that romantic desire (love)5 is in its purest form a force that works contrary to the mechanisms of colonial discourse, and is particularly directed against the process of othering, also adopted into postcolonial studies from Lacanian psychoanalysis. While this dialectical process of othering establishes the imperial ‘Other’ as the focus of desire and simultaneously creates colonial ‘others’ through what Gayatri Chakravorty Spivak (1985: 252-257) calls ‘worlding’, debasement or separation, love entails the capacity to see the world from the point of view of otherness and to “handle difference and make it creative” (Badiou 2012: 54). Lauren Berlant reads Lacan’s concept of desire in relation to his three orders or registers – the Imaginary, the Symbolic, and the Real – which are in turn also connected with the process of othering that takes place within colonial discourse. The initial Imaginary register focuses on the mirror stage of individual development, in which the infant, through her specular reflection, experiences for the first time her differentiation from the world and embarks upon the constitution of the self. The experience is accompanied by “traumatic fragmentation, the instability of everything, abandonment, and loss of mastery,” and in particular the feeling 4 Such a pattern, which focuses on the personal as a symbolic expression of the collective, appears frequently in Elizabeth Bowen’s novels, among others, in her 1955 A World of Love – yet another ’Irish novel’ (Wessels 1995). 5 What Berlant means by ’romantic desire’ should not be confused with Lacan’s concept of desire as essentially selfish; in Berlant’s view, it is love as the final stage of development of desire, “the embracing dream in which desire is reciprocated” (Berlant 2012: 6).
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of separation from the mother, which forms the basis for the subsequent shaping of desire, the original model on which all further relationships are based (Berlant 2012: 53-54). Desire contextualized within the Imaginary is particularly relevant for analyzing Lois’s relationship with Hugo, though it can also be observed in Gerald’s romantic aspirations. Gerald in Bowen’s text is (like Lois) separated from his mother, who remains in England, and an evocation of his home always brings together the images of the mother and the Empire, the centre of which is England. This is incidentally in line with Lacan’s association of desire with a specific place (14), while it also bears relevance for reading Gerald’s purported love for Lois as his desire to assimilate her Anglo-Irish otherness into his Anglo-centric perspective on life and marriage – his desire for “anticipated mastery” (Ashcroft et al. 2000: 170). Significantly, this contextualization of love is represented in Bowen’s novel only; Banville’s screenplay lacks almost completely in scenes which express either Lois’s deeply rooted infatuation with Hugo or Gerald’s feelings for Lois as indicative of his anticipated mastery over her. The above described experience of traumatic fragmentation related to the Imaginary is, however, constituted retroactively, from within the Symbolic register. The subject supposedly remembers the state of self-continuity and wholeness which was broken by the mirror stage and identification of ‘other’ (in the mirror image), but this memory is “constituted the way all desire and memory are, via deferral, lag, displacement, and detour” (Berlant 2012: 53). The Symbolic is the state of trauma, in which the subject, under threat of absolute loss, “must attempt to but never comfortably assume language and identity to manage her environment and speak her desire (for the mother, and then for the subsequent replacements)” (54). Language and identity are assumed through the gaze of the ‘Other’ – this great Other referring to the mother (who forms the first focus of desire), the father, whose symbolic legislative function (the Name of the Father) is what the Symbolic is built on, or “to the unconscious itself because the unconscious is structured like a language that is separate from the language of the subject” (Ashcroft et al. 2000: 170). The Name of the Father, according to Berlant (2012: 55), as a possible object of desire, is “that abstract authority that defines the Laws of cultural hierarchy through language, represses the forces that destabilize order, links social and individual privilege through masculinity, and organizes values fundamentally around sexual difference.” We might therefore describe romantic relationships within the Symbolic register as institutionalized and socially prescribed, and thus speak of an institutional kind of love. This kind of love is also emphasized in the novel much more than in the film, and it is actually what Lois’s relationship with Gerald is built on. Her struggle to pronounce the final confirmation of love to Gerald, those highly symbolic words “I love you,” is in fact an effort on the part of Lois to establish her identity in relation to the English Other, represented by Gerald. In both the novel and the film, this effort is constantly thwarted, and Lois is never able to pronounce Lipar / Journal for Literature, Language, Art and Culture / Year XVIII / Volume 63
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the words. What is more, in the novel she becomes aware of the normative nature her relationship with Gerald acquires – when asked by Francie whether she loves Gerald, she replies with “I must” (Bowen 1998: 187),6 and her final rejection of Gerald symbolically represents the disconnection of the Anglo-Irish from the English imperial centre. In Lacanian terms, desire as described above is essentially “the metonym of the desire to be,” a reflection of the subject’s desire to exist in the gaze of the ‘Other’ (Ashcroft et al. 2000: 170), whether this ‘Other’ is based on a representation of motherly figure (which locates desire in the Imaginary register) or a fatherly, institutionalized image, which pertains to the Symbolic. In either case, the associated emotions are referred to by Berlant as desire – not love – since the concepts they describe are self-centered, never going beyond one’s self and being limited only to the desire to be loved (Miller 1998: 253). What is presented in both The Last September texts, however, is the heroine with the desire – whether conscious or not – “[t]o love a man […] [s]upremely” (Bowen 1998: 97). Marda describes Lois with the following words: “I’ve never met anyone so determined to be in love” (Warner 1999), “to love well, so anxious to love soon, so certain of her ability” (Bowen 1998: 82), referring to her as someone for whom “to be loved is not her affair at all” (83). In terms of intimacy and personal development, therefore, the heroine of The Last September wishes to reach beyond the self towards embracing the other. Transposed onto the broader cultural and political context, this is achieved in Warner and Banville’s The Last September only, with Lois’s indefatigable attraction towards Peter Connolly. Attempts to contextualize their relationship theoretically inevitably lead towards references to Lacan’s order of the Real and Berlant’s subsequent interpretation thereof. However, the Real remains largely elusive and unfathomable in Lacan’s writings, where, over the course of time, he associated it with various concepts – among other things, the figure of the mother, or the Lady in the tradition of courtly love, “the forever unattainable ‘Sovereign Good’” or “the fixed vanishing point of all desiring,” sexual difference, traumatic events, anxiety or death (Johnston 2013). Berlant nearly admits the impossibility of reaching the Real, because it “exerts pressure on the drives to find objects to love, but those objects, bound to be Symbolic, are always insufficient to the pressure of fantasy that keeps one driven towards them” (Berlant 2012: 54). She speaks of love exclusively in terms of fantasy – either as an outcome of the fantasy of reciprocated desire, or as a trick the subject plays upon herself or someone else in order to sustain a fantasy. By this, on the one hand, she effectively denies the possibility of the achievement of love. On the other hand, she admits that 6 Lois in Bowen’s text frequently has similar thoughts: “I like to be in a pattern,” she says to Marda – “I like to be related; to have to be what I am” (Bowen 1998: 98). Marda’s comment is that, this being the case, Lois will like to be a wife and mother. While Bowen’s text in this way establishes Lois’s temporary belief in the sustainability of institutional love, Banville’s screenplay makes an explicit rejection of any such effort. Therefore, when Francie in the film asks “Do you not love him at all?” Lois simply replies “No” (Warner 1999).
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“desire for love to reach beyond the known world of law and language enables us to consider the idea that romantic love might sometimes serve as a placeholder for a less […] institutionally proper longing” (95). As a form of intimacy, romantic love (or the promise thereof) allows one to “live as if threatening contexts are merely elsewhere” (Berlant 1998: 286) – in other words, detachment from the public and cultural norms that shape one’s views on institutionally appropriate desire means that the energy invested in public self-protection can be sublimated into personal affairs, such as passion, friendship, care, or romance. Both The Last September texts offer spatially defined contexts for the depiction of true or real love, as referenced by Lacan and Berlant. Bowen’s novel features Marda and Lois’s encounter with an unnamed Irish republican in a deserted mill – the single truly Irish person that appears in the novel. The encounter presents a traumatic event in Lacan’s terms, after which Lois, although her personal involvement with the IRA member remains reduced to a minimum, acknowledges to having experienced “a revelation” about the forces of love that exert their power on the world of adults (128); namely, she understands that Hugo has fallen in love with Marda. Banville’s screenplay features an encounter in which Lois is deeply involved personally, developing first a friendship, then physical intimacy with the rebel who appears as the family friend Peter Connolly. The encounter in the film does not merely evidence sexual transgression in terms of Young’s ‘colonial desire’ (because Lois thinks of herself as Irish), but a fully developed overcoming of difference both sexual (on an intimate level) and political (between the Anglo-Irish and Irish). The encounter between the Irish and Anglo-Irish therefore presents the crucial point in both texts, in which romance is able to grow beyond the Imaginary or the Symbolic into something that is perceived as the Real, which also entails embracing cultural and political differences. Lacan’s and Berlant’s tentative explanations of the Real do not suffice in this case, and in order to define this moment of real love, a reference that goes beyond psychoanalysis is required – an affirmation of the possibility of selfless love. It is the kind of love which, according to Alain Badiou (2012: 25), does not seek to constitute the self in the gaze of the ‘Other’, but to experience “the paradox of an identical difference.” This kind of love sees selfishness as its enemy (60), and the term ‘identical difference’ relates easily to the position both Lois and Peter hold in respect of the English domination over the country in which they live – identical in being Irish, different in terms of social status and background. According to Badiou, one of the most important functions of love is “the quest for truth about difference” (72), and while Badiou goes on to claim that love and politics must be held in clear separation, it is this search for truth that makes them essentially similar. As already stated, real or true love (with political implications for the Irish revolution, as will be discussed in the corresponding section) exists explicitly only in Banville’s text. Bowen’s text focuses more on the unsusLipar / Journal for Literature, Language, Art and Culture / Year XVIII / Volume 63
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tainability of the two previously described kinds of love: love contextualized within the Lacanian Imaginary or imaginary love (termed as such for the sake of convenience) and love within the Lacanian Symbolic or institutional love. Warner and Banville’s film in this respect shows that no text is a fixed item (Bryant 2002: 1), and that a variety of versions derived from the same source indicates the fluidity of narratives, which often reflects the processes of cultural revisions and reconsiderations. With this in mind, the paper goes on to describe Bowen’s implicit rejection of colonial discourse within her big house narrative, which is represented through the depiction of imaginary love. Imaginary love is completely left out from the film, while institutional love features in both Bowen’s and Banville’s texts, which stress its unfeasibility. Real love – that which transcends the self and embraces difference or otherness (being, as such, often lethal) – is explicated only in Banville’s screenplay.



3. illusions of the imaginary What is meant by imaginary love is the idea of the perfect object of love that the subject – in our analysis, Lois dominantly and partly Gerald – forms based on some template or scene originating in the subject’s previous experience, now rooted in the subject’s unconscious. What is illusory about this love is that it is directed towards objects/people the subject meets, expecting they should conform to an idiosyncratic ideal that now exists only in the memory of the subject, whereas they can never actually be the complete embodiments of the imagined subject of love, nor can the relationship be the complete re-enactment of the original scene (Johnston 2013). A closer look at an episode from the novel will serve to illustrate the workings of imaginary love. At the beginning, immediately upon the arrival of the Montmorencys to Danielstown, Lois describes the following scene to her cousin Laurence: I once rather had illusions about Mr Montmorency – since I was ten. He came to stay with my mother and me when we were at Leamington. After dinner – I was allowed to sit up – Mother walked out of the house and left us. […] Mr Montmorency and I talked for some time, then he got solemn and went to sleep all in a moment. I sat and watched him in absolute fascination. You know the way men go to sleep after dinner? Well, that wasn’t at all the way he did… Then my mother came, very much refreshed at having been away from us, and said I was a rather bad hostess, and woke Mr Montmorency up. I have thought since, anyone might have said she was a rather bad hostess (Bowen 1998: 10-11)7.



When at a certain point Lois asks Hugo Montmorency if he remembers the incident, he claims that he has no recollection of it, which 7 The episode is briefly referenced in the film, though without any adequate explanations given.
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questions the reliability of Lois’s strange memory. What can be inferred, though, from the way in which her mind constructs the memory, is that Lois’s brief separation from her mother Laura causes a feeling of anxiety, even abandonment, since Laura does not explain why she left Lois with their guest and even appears as if she herself did not desire the company of Lois and Hugo. Being left alone with Hugo gives Lois a glimpse into the intimacy experienced by adults, and it is indeed this intimacy of everyday living that occupies her imagination throughout the novel – she keeps wondering, for example, about what ordinary conversation or simple silence look like between a husband and wife. What furthermore occupies a place of prominence in Lois’s memory is her mother’s words that she is a bad hostess. This significantly comes into focus during the described September at Danielstown. Firstly, Lois is well aware of the Imaginary register to which Hugo Montmorency belongs: right after recounting her childhood memory of him, she sets down to writing replies to the numerous letters she receives from English soldiers, thinking how “[t]hese young men, concrete […] moved shadowless in a kind of social glare numbing to the imagination,” whereas Hugo Montmorency “came out distinct from the rather rare gloom with which she invested her childhood” and how “her feeling for him provided agreeable matter for introspection” (Bowen 1998: 13). Hugo Montmorency thereby becomes a subconscious model for Lois’s idea of a spouse, and his presence at Danielstown haunting to the extent that she comes to think that none of the soldiers courting her, Gerald in particular, can equal the actual original object of her love and thus restore her to something she senses effectively as a “hole” in herself (Berlant 2012: 76). She also comes to believe she has really fallen in love with Hugo, a married man (Bowen 1998: 61). Additionally, her interaction with the soldiers is accompanied by a lack of hospitality on her part, which reflects the paradigmatic scene in which Laura accused her of being a bad hostess. Danielstown is, with the summer still lingering on, home to frequent tennis parties which gather the entire Anglo-Irish community and the English guests to the country. Myra Naylor remarks that Lois keeps inviting people she meets at the Clonmore Club to these parties and then forgets about having invited them (36), “disclaiming implicitly the party given for her amusement” (53). During one such party described in the novel, Lois even fails to appear among the guests for several hours, repeating the remembered pattern her mother set. When she finally shows up, seemingly out of nowhere, Gerald lovingly engages her in a conversation, but she feels unable to focus on him and rather rudely leaves him to go and write a letter to a school friend. Lois’s memory of Hugo Montmorency’s visit is inevitably linked with Hugo’s love for Laura – he was present in Lois’s childhood because he was obsessively in love with her mother. Laura was bothered with Hugo’s displays of affection and probably relieved to spend some time alone when she left Hugo and Lois alone in the house. Lois further remembers that her Lipar / Journal for Literature, Language, Art and Culture / Year XVIII / Volume 63
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mother generally hated being loved and hated having things done for her (63). Lois also feels a vaguely articulated resistance against men’s romantic devotion to her: “If only I weren’t so certain there’d be a letter from Gerald tomorrow,” she says, “If only he’d let me wonder! He is so terribly there…” (69). Thus, while she tries to re-enact the paradigmatic situation from her childhood, in which she failed to entertain the guest/lover, by constantly ignoring Gerald, she is worried about the fact that Gerald does not conform to her envisioned ideal because he is always present. She is fascinated with Hugo Montmorency precisely because he is not there – in her memory, he falls asleep, disinterested in their conversation; at the present time, he is married and thus effectively prevented from being there for Lois. Curiously, Lois is not the only person who shows no interest in socializing with the guests at the Naylors’ parties. Myra Naylor also notices that “the Hartigans never will talk to men” (37) and asks Gerald to entertain Norah and Doreen Hartigan for a while. It is in situations like this – enjoyable social gatherings such as tennis parties or the dance given at a later point by the wives of the Royal Irish Constabulary – that elements of colonial discourse are revealed through either small talk or emotional concerns. Norah Hartigan, for example, tells Gerald about the third Hartigan sister, who once went to a fashionable party in London, “but had not cared for the party, she thought the English unnatural” (Ibid). This partly explains why the Hartigan sisters will not talk to men: most of them on the given occasion are English, and the paradigm they have adopted is that of the English being unnatural. English guests at the Naylors’ party, on the other hand, perseveringly emphasize their belief that their presence in Ireland is aimed solely at the protection of the Anglo-Irish. As Mrs Vermont, a captain’s wife, states: “We came to take care of all of you” (47). Gerald is also part of the community which sees it as its mission to take care of the ‘other’, and he even explicates that in a letter to Lois, prior to being sent out on patrol: “what I am doing this morning seems so important – although it keeps me away from you – because I am doing it for you” (162). By finally making clear she does not love him, Lois refuses to be taken care of – to be, in other words, treated as ‘other’ – and rejects Gerald’s “anticipated mastery” over her. She applies imaginary love as a form of resistance against the imposed, institutional love which threatens to assimilate her into Gerald’s Anglo-centric perspective. Simultaneously, she transcends the fantasy of imaginary love, and this she achieves through the mentioned encounter with the Real, which will be discussed in more detail further in this paper.
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4. the misconception of marriage Almost until his very end, Gerald is not conscious of the status of the guest, or intruder, he has in Anglo-Irish culture. His unconsciousness, however, does not justify him; it reveals instead, through the structure of love into which he attempts to place Lois, that his romantic aspirations are, just like the English mission in Ireland, based on the anticipated mastery of the Anglo-Irish other and masked in the traditionally established conventions of the colonizer’s domination over the colonized, or the male domination over women. Institutional love, based on Lacan’s Symbolic register, is therefore structural – the kind of love that aspires towards conforming to the existing “customs, institutions, laws, mores, norms, practices, rituals, rules, traditions” (Johnston 2013) – and love is most easily made institutionalized in the form of marriage. Lois has rather more to say about marriage than simply express her interest in marital intimacy – in what married people do, talk about or leave unsaid – and her idea of marriage seems to evolve throughout the novel. Gerald, on the other hand, has clearly defined conceptions about what institutional love should be like: In his world affections were rare and square – four-square – occurring like houses in a landscape, unrelated and positive, though with sometimes a large bright looming – as of the sunned west face of Danielstown over the tennis courts. He did not conceive of love as a nervous interchange but as something absolute, out of the scope of thought, beyond himself, matter for a confident outward rather than anxious inward looking. He had sought and was satisfied with a few – he thought final – repositories for his emotions: his mother, country, dog, school, a friend or two, now – crowningly – Lois. Of these he asked only that they should be quiet and positive, not impinged upon, not breaking boundaries from their generous allotment (Bowen 1998: 40-41).



It is first interesting to notice Gerald’s comparison of Danielstown, an emblem of the Anglo-Irish Ascendancy, to affections. This establishes the initial paradigm within which his feelings for Lois are, albeit unconsciously, contextualized in terms of the previously mentioned Lacanian Name of the Father – as both exponents and elements of cultural hierarchy, ultimate order, and masculinity which is privileged over the second, or ‘other’, sex. When referring to the collective, this perspective of masculinity becomes a platform where “[i]ndividual subjects are what they are in and through mediation of the socio-linguistic arrangements and constellations of the register of the Symbolic” (Johnston 2013). Lois therefore exists not as an individual who is herself preoccupied with “anxious inward looking,” but rather only as a role she is supposed to assume in Gerald’s hierarchy of clearly delineated and firmly structured emotions (each segment of the structure dedicated respectively to his mother, country, friends, etc.). Lois herself has a vague apprehension of this, as she thinks about how Gerald cannot make her talk and is not even interested in what she says, or about Lipar / Journal for Literature, Language, Art and Culture / Year XVIII / Volume 63
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how “she had not the power to worry him” – she comes to suspect that she is for Gerald merely “[s]ome idea he had formed of herself,” which she can neither comprehend nor affect (Bowen 1998: 48). Their relationship is thus characterized not by illusions, imagination or memories, but rather by misconceptions and misguidance. First as regards Lois: believing that she can only be someone (as quoted above, be related or have to be what she is) if she manages to fit into the given marital and social structure, she disregards the fact that such love is essentially selfish, as explained above, and does not reach towards the other person in the relationship or transcend one’s desire to be loved. Gerald’s misconceptions are more complex, since he mistakes institutional love (the structure of his affections) for real love, which he defines quite successfully in the above quoted excerpt as “something absolute, out of the scope of thought, beyond himself.” He makes a decisive break with imaginary love – “nervous interchange” – thus convincing himself that his affections are liberated from illusions. However, he is unaware of the fact that what he takes for the real, for “an absolute fullness, a pure plenum devoid of the negativities of absences, antagonisms, gaps, lacks, splits” (Johnston 2013), is actually a construct instilled into his mind by the very culture he inhabits. When asked, in conversation with Laurence, about his views on the current situation in Ireland, Gerald states that “right is right … from the point of view of civilization,” the point of view which is “ours” (Bowen 1998: 92). Laurence notices that the conviction with which Gerald states this does not convey arrogance, but integrity; and Gerald’s views on women are rather similar: “When he said: ‘You will never know what you mean to me,’ he made plain his belief in her perfection as a woman. She wasn’t made to know, she was not fit for it” (50). His ideas of both civilization and women or love are, of course, entrenched in the structure of his cultural position; what is more disturbing is the fact that Gerald accepts them dogmatically, without any possibility of change or fluidity, or, as he puts it, without “breaking boundaries.” The idea he has formed of Lois as the ideal woman is based on Lois’s intellectual inferiority, which he presumably reads from her insecurity and existential anxieties. When Myra Naylor furtively arranges a meeting with Gerald in order to prevent what she suspects might turn into a marriage proposal to Lois and then tells him repeatedly that Lois does not love him, she successfully destroys the entire construct he has built his life on, composed not only of his emotions, but beliefs and principles as well. Gerald first feels that “love […] did not so much lie bleeding as sit back stunned, bruised, a little craven from the shock” (181), but then goes on to yet another mistaken assumption of what love is. Trying to recover himself and his love from the shock, he picks up the cushions covered with Union Jacks that Francie Montmorency has knocked over (183).8 This symbolic act, which is to remain embedded in Francie’s memory as a silent manifes8 Such explicit symbolism is left out from the film where, in the corresponding scene, Gerald picks up for Francie a single red rose among the bunch of pink ones.
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tation of Gerald’s crushed feelings, is an attempt to recover the consistency of the shattered construct, which refers in equal measure to his love for Lois and his belief in Empire.9 Banville’s screenplay provides perhaps an even more explicit revelation of Gerald’s misconceptions, in a scene that is added to Bowen’s original text. In a light conversation, Gerald facetiously complains to Marda about the way in which Lois treats him (with rather reserved kindness). Marda replies as follows: Perhaps it’s because… we’re Irish. We look like you, and we speak like you […] but we’re not you, are we? […] We are not so much a people as a tribe, really… and, of course, tribal people always prefer their own […] even if their own come from a different tribe (Warner 1999).



She is at this point aware of the fact that Lois is seeing someone at the deserted mill; with the frequent conversations about the Connolly family among the Naylors, she probably even assumes who this person might be. With this in mind, Marda does not address Gerald’s imperialismimbued notions of love as much as the difference between the English and the Anglo-Irish, but what is more important, she stresses the mentioned Badiouan concept of ‘identical difference’ in stating that “tribal people” prefer their own, no matter how “different” they may be. The reference is, of course, to the preference of the Anglo-Irish for the Irish, but the starting point for her explanation is Lois’s presumed (at this point still unrevealed and unmentioned) love affair with Peter. True love, following Badiou (2012: 56), is an attempt at “experienc[ing] the world from the point of view of difference,” and this is something inherently contradictory to the practices of hierarchical structuring that colonialism (or insistence on sexual difference inside institutions such as marriage) operates on. Gerald does not even try to experience the world from Lois’s point of view; he does not, for example, understand why the Naylors want Peter to be safe and protected (Warner 1999). His greatest misconception, however, is the above mentioned misunderstanding of his love for Lois for something real – for truth in terms of Badiou’s thoughts on love. The Real (in Lacan’s terms) remains beyond reality and resists being captured “in the comprehensibly meaningful formulations of concatenations of Imaginary-Symbolic signs” (Johnston 2013). Thus Gerald “would have wished to explain […] that it was with some awareness of misdirection, even of paradox, that he was out here to hunt and shoot the Irish” (Bowen 1998: 93) – but he 9 When, some time later, Lois hears of Gerald’s death in an attack by the IRA, the only thing she is able to think is “’He loved me, he believed in the British Empire.’” (Bowen 1998: 203). Thus Gerald’s mistaken identification of love with the political and cultural – institutionally established – beliefs acquires the final confirmation. Lois’s words also serve as the starting point for Wells-Lassagne’s insightful article, which offers a reading of The Last September as not merely the story of the AngloIrish situation, but of the more global imperial conflict. The crucial element in analyzing this conflict is, according to Wells-Lassagne, precisely the relationship between Gerald and Lois, which both validates the belief in Empire and shows all the misconceptions that this belief is built on (2007: 456). Lipar / Journal for Literature, Language, Art and Culture / Year XVIII / Volume 63



153



Tijana Parezanović



cannot possibly explain because any explanation requires words, and this only leads him back to the Symbolic register, within which he relies on structures, the aforementioned “houses in a landscape.” In this way his misconceptions about the Empire are revealed, but also about his feelings for Lois. He senses that real love exists somewhere beyond the limits of reality or the boundaries of one’s self. Speaking of Marda, he is surprised to hear that she is engaged, because she does not look like a person in love: “She was all herself. Doesn’t love kind of finish people off… with something that isn’t them […]?” (172). He therefore expresses the idea that the provenance of love is beyond oneself; however, this very expression, which he subsequently ties to Lois, saying to her: “you are everything. […] you are what I mean by life” (190), is at the same time linguistic/symbolic structuring of the supposedly real love. This misapprehension that accompanies nearly everything Gerald says or does, both in the novel and in the film, exposes the falsities of colonial discourse, while it also unveils the potential contained in discourse on love to challenge and ultimately undermine imperial practices. 5. real for revolution The film opens with a brief explanation of the historical context after the 1916 Easter Rising, stating that “[t]his is the story of the end of a world” (Warner 1999). The symbolic image of a world coming to an end is intrinsic to the concept of falling in love: such a fall implies that the world one is used to becomes radically changed and reshaped by the presence of the loved one. Relying largely on Badiou’s philosophy of love, Srećko Horvat in his recent study The Radicality of Love discusses the connection frequently made between various revolutionary movements throughout the twentieth century and sexual liberation. The conclusion he reaches is that the free and unrestrained exhibits of sexuality are not a prerequisite for or an essential part of revolutionary upheavals or struggles against social and political oppression. The element underlying any revolution is not sex, but love, and following Badiou explicitly, Horvat (2016: 115) states that real love, like revolution, is the creation of a new world. Therefore, the end of a world shown in The Last September – and the film here refers both to the world of the English imperial domination over Ireland and to the Ascendancy – necessitates the creation of a new world, shaped equally by revolution as it is by love. This idea is briefly referenced in Bowen’s novel, where it is expressed by Laurence: “Talking of being virginal, do you ever notice this country? Doesn’t sex seem irrelevant?” to whom Hugo replies that “[t]here certainly are a great many unmarried women” (Bowen 1998: 42). The novel thus makes sex confined exclusively to marriage, whereby it posits that sex is of little importance to revolution (with most of the Anglo-Irish, as described 154
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in the previous section, tending to marry the English and form thus a conventionally approved union in terms both political and emotional). This part of the conversation is omitted from the film – which indeed shows more explicit scenes of unrestrained sexuality – but what Laurence goes on to tell Hugo makes an important part of both texts, while also being of crucial significance for the here given analysis. “I should like something to happen,” says Laurence, “something real. I should like to be here when this house burns” (Warner 1999, emphasis added)10. The real is therefore, in Laurence’s view, related to the operations of the IRA units. As such, it bears clear allusions to those revolutionary currents with the final aim to bring down the imperial rule over Ireland. The house indeed burns in the last scene of the novel, but the film leaves Danielstown intact. Instead, Banville’s screenplay features a different kind of the Real in the form of Lois’s relationship with Peter. The context for analyzing the Real (capitalized here following Lacan’s terminology) is provided in both texts in the “mill scenes.”11 Bowen’s novel, as already stated, presents Lois and Marda’s encounter with an unnamed rebel; in Banville’s screenplay, Lois enters the mill alone and finds Peter there. While Marda sees his figure in one the mill’s windows, Lois keeps quiet about this meeting, but continues to visit Peter daily, bringing him food and cigarettes and engaging him in long conversations. The initial encounter in both texts acquires the status of an ‘event’ in Badiou’s terms: as the point at which two persons appear together and start experiencing the world in a new way, this ‘event’ is “something that doesn’t enter into the immediate order of things,” but rather presents a disjuncture (Badiou 2012: 28). The disjuncture and the partly traumatic nature of the encounter are established in both texts by the accompanying gunfire – it is Marda in the novel and Lois in the film who get slightly wounded. The disjuncture is, furthermore, frequently experienced as such because the two persons involved “belong to enemy camps” (29) and, in this respect, Peter is positioned as an enemy to the entire world constructed in the text: the English seek to hunt him down, his Irish family suffer because of his involvement with the IRA, and his “inimical” status in relation to the Anglo-Irish is yet again spatially contextualized, locating Peter in a deserted mill which stands in material contrast to those big houses in the landscape such as Danielstown. It is precisely this belonging to enemy camps that, according to Badiou, grants love “the power […] to slice diagonally through the most powerful oppositions and radical separations” (Ibid). The event or encounter alone, however, is not sufficient for the development of love. Badiou stresses that the romantic encounter is neces10 The phrasing is of interest here. Bowen’s original text is “I should like something else to happen, some crude intrusion of the actual” (1998: 44, emphasis added). Banville’s replacement of actual for real well reflects the focus his text places on the Real (in Lacanian terminology) in respect of love. 11 The mill scene becomes, in Badiou’s terms, a “Two scene” – an “encounter between two differences” (2012: 29). Lipar / Journal for Literature, Language, Art and Culture / Year XVIII / Volume 63
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sarily unpredictable and surprising, but in order for it to move beyond the mere disjuncture or disruption of the established order, it needs to result in the duration of the feeling – to reflect, in fact, “the desire for an unknown duration” (33). This is conveyed in the film only: while the encounter in Bowen’s novel remains, however influential, a mere transitory moment, Banville’s screenplay has Lois repeatedly return to the mill. Moreover, while the deserted mill provides a perfect setting for sexual encounters, and while Lois indeed seems attracted to the prospect of physical intimacy with Peter, she keeps refusing his advances and seems rather to build their relationship on emotional intimacy. Her final conversation with Gerald, which in the film takes place after Gerald finds her with Peter in the mill and unsuccessfully tries to kill him, features another of Banville’s contributions to the original text. Lois remarks that if Gerald had shot Peter, she would never have forgiven him; she would have taken the gun and shot Gerald herself (Warner 1999). It is therefore through Lois’s romantic involvement with Peter that we might define real love as it is presented in The Last September narrative, which in turn follows both Berlant’s reading of romantic desire in the context of Lacan’s Real, as yearning for a less institutionally proper longing, and Badiou’s complementary ideas about the ‘identical difference’ or, as Horvat (2016: 145) concludes, the union by means of eliminating differences. Real love hence is not a manifestation of any sexual or romantic aspirations towards the ‘other’; it is about accepting this ‘other’ as the identical or the same, which is how Lois perceives Peter. Her perception merely reflects the general attitude of her family – her uncle, for example, repeatedly states in the film that they are Irish; but it is only through Lois’s romantic encounter with Peter that this ‘identical difference’ assumes contextualization within discourse on love.



6. beyond the encounter What remains disputable in The Last September narrative (the film in particular), and open to further analysis in the given theoretical framework, is the “real” Irish perspective on love and revolution. While the analysis in this paper focused primarily on Lois and her feelings, Peter’s feelings remain largely ambiguous, and it might appear that he does not entirely grasp the meaning of real love as described above. This can be read from his implicit rejection of any durable relationship with Lois: he insists on having sexual intercourse with her, to the extent that it almost comes to resemble a rape, and is all the time aware of the fact that his mission is directed against the class of people that Lois belongs to – as he puts it, he wants to reconstitute the land as Irish by making the Anglo-Irish go away, wherever they like (Warner 1999). It is probably the reflection of colonial discourse on the hierarchical class structure in Ireland (the “lower” Irish 156
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versus the “higher” Anglo-Irish classes) that makes people like Peter unable to identify themselves by means of ‘identical difference’ – as the same as the Anglo-Irish. This class division implies that the Anglo-Irish cannot fully embrace their sameness with the Irish, in pretty much the same way that they cannot identify themselves with the English, and it is a possible ultimate reason for the destruction of the Anglo-Irish world. This, however, remains to be further explored. What lies further beyond the encounter, and whether real love as the process of embracing identical difference can in the given historical and social context triumph “over the hurdles erected by time, space and the world” (Badiou 2012: 32) – modern world, one might say – are questions that transcend this particular narrative. As the analysis in this paper was focused on Lois and her emotional development, it could be claimed that her romantic involvement with a “real” Irish brings about the destruction of a world. She is forced to leave Ireland, not being able to continue her life there – and so are Hugo and Marda, who are also of the Anglo-Irish tribe (as well as Laurence in the novel). As the Anglo-Irish world ends, so does – and even more importantly for this analysis – the world of the English colonial power in Ireland. This is represented in The Last September narrative through Gerald’s death, and while his death in the novel is a consequence of the general situation in the country and only inconsequentially related to his separation from Lois, the film places him in such circumstances in which his desire to protect (and love) Lois directly brings about his ruin, as Peter Connolly shoots him dead in the deserted mill. Even before this happens, Gerald realizes that “[w] e’re lost…both of us…entirely lost” (Warner 1999), referring to himself and Lois, as well as their respective worlds. This paper has illustrated how in The Last September imaginary love and love institutionalized as marriage show, respectively, the rejection or neglect of the ‘Other’, English in this case, and the unsustainability of either imperial or masculine power structures. The fact that the intrusion of the Real occurs as the burning down of the big house in Bowen’s text and as a romantic encounter in Banville’s text allows for a final firm connection to be made between colonial discourse and discourse on love. The former is undermined as the big house, a replica of England, is destroyed; the latter is asserted with the Anglo-Irish Lois’s emotional attachment to an Irishman. It is especially when observed as a whole, taking both texts into consideration, that the narrative of The Last September forms its unique philosophy of love. As the assertion of love takes the place of the destruction of imperial power, the narrative comes to epitomize the potential for revolutionary action and subsequent challenge to colonial discourse, the potential which is ingrained in discourse on love.
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века, прецизније, у периоду Ирског рата за независност. Упркос томе, оба текста су усредсређена на питања емотивних односа и интимности. Љубав представља главну преокупацију романа, у коме се појављује, тек у краткој сцени, само један припадник Ирске републиканске армије; у филму његов лик добија кључну улогу кроз постепени развој емотивне везе са јунакињом Лоис, припадницом англо-ирског („вишег“) друштвеног сталежа, која живи у „великој кући“ Данијелстауну. Основна премиса јесте да оба текста, књижевни и филмски, користе љубавни дискурс са циљем подривања и коначног урушавања колонијалног дискурса. Полазећи од тога, у раду се анализирају емотивни односи јунакиње Лоис према различитим мушкарцима: Хјугу, који је такође англо-ирског порекла и кога Лоис познаје од детињства; Џералду, припаднику енглеских војних јединица стационираних у Ирској; на крају, републиканцу Питеру. Емоције које испољава Лоис анализирају се у теоријским оквирима љубавног дискурса датим према Лорен Берлан (која се у великој мери ослања на тумачење жеље према Жаку Лакану) и Алану Бадјуу. Уопштено гледано, уплив љубавног дискурса у наративе о колонијалном другом највише утиче управо на конструкцију и перцепцију другости, која представља један од основних елемената колонијалног дискурса. Односи између Лоис и Хјуга, Џералда и Питера се, с тим у вези, анализирају као манифестације жеље, односно романтичне жеље или љубави, контекстуализоване у оквиру тумачења Лаканових регистара Имагинарног, Симболичког и Реалног, које пружа Лорен Берлан. Различите врсте жеље/љубави означене су у раду, следећи делимично Лаканову терминологију, као имагинарна, институционална и стварна љубав. Анализа показује да све врсте љубави на неки начин подривају колонијални дискурс, превасходно путем супротстављања процесу конструисања другог. Роман Елизабет Боувен усредсређен је на приказе имагинарне и институционалне љубави, која је у основи себична, будући да не превазилази потребу субјекта да дефинише себе, своју позицију и постојање. У овом смислу, анализа показује да филм Последњи септембар пружа велики допринос читању љубавног дискурса у датом наративу, јер одступа од оригиналног текста Елизабет Боувен управо у описима Лоисине везе са Питером. Ова веза омогућава експлицитно указивање на потенцијално урушавање колонијалног дискурса које је садржано у љубави, те тако представља пример стварне љубави, која је речима Алана Бадјуа дефинисана као „парадокс идентичне разлике“. Кључне речи: Последњи септембар, Елизабет Боувен, Џон Банвил, колонијални дискурс, љубавни дискурс, конструисање другог, идентична разлика, имагинарна љубав, институционална љубав, стварна љубав Примљен: 20. априла 2017. Прихваћен за штампу мајa 2017.
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CENTRALITY, MARGINALISATION AND THE STATE OF EXCEPTION IN THE MERCHANT OF VENICE



This paper will apply and further elaborate Franco Moretti’s fresh idea of introducing quantitative analysis in literary studies by designing a network graph based on characters’ addressing one another in The Merchant of Venice. The word ‘networks’ is in literary criticism usually used in reference to the artistic, publishing and social connections between writers. However, Moretti uses it to denote links among characters in a novel or a play realised through their speech acts or interactions. Nonetheless, Moretti’s network graph does not go beyond the demonstration of the play’s structure and interconnectedness of the characters and leaves out emotional charge and a nuanced relation of characters. Bearing this in mind, I propose a graph which will combine Moretti’s distant reading with close reading and thus lead to a better understanding of the play in its entirety. The proposed approach will take into consideration more than just verbal interaction. In this way, considerable attention will be paid to unspoken thoughts and emotions presented via descriptions, which leads to a more comprehensive understanding of relations among characters. This analysis aims at dealing with the often debated issue of centrality in The Merchant of Venice, that is, why the title character of Antonio is not the central figure of the play but Portia and Shylock respectively. Does this giving prominence to Portia and Shylock indicate Shakespeare’s ideological position when it comes to minorities? Does such a political stance mean subversion of the accepted political order of the time? Does this violation of order or “state of exception” denote political rebellion from Shakespeare’s part? Keywords: network, centrality, state of exception, law, form, history, graph, structure, Merchant of Venice, marginalisation



The principal idea of this paper is to relate the play’s structure to “the state of exception” or sometimes termed “the state of emergence”, “that condition in which an extra-legal act — the exception to the rule of law — serves to support and re-establish a constitutional order in crisis” (Lupton 2007: 45). I will, as Levine suggests in her notable book Forms: Whole, Rhythm, Hierarchy, Network, attempt to connect The Merchant of Venice’s form to its social world. Levine broadens the definition of form by excluding the distinction between the literary text on the one hand and its content and context on the other. She claims that formalist analysis does not only aim at dealing with the aesthetics of the literary text, but is also valuable in understanding socio-political life. By employing Moretti’s network approach and creating a graph based on the mutual address of the play’s characters, I will deal with the issue of centrality in The Merchant of 1 [email protected] Lipar / Journal for Literature, Language, Art and Culture / Year XVIII / Volume 63
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Venice and question Lupton’s and others’ findings that Shylock is the true Merchant of Venice. By giving Shylock more central position in the play in comparison to Antonio, and by showing negative emotional charge in the way the other characters address him (this will be shown as I will further elaborate Moretti’s approach and introduce emotional tone of address of characters), Shakespeare emphasises “the state of exception” and to a certain extent sympathises with Shylock. The suspension of Venetian law is thus reflected in the play’s structure and plot. Namely, since his good friend Antonio cannot lend him money as his ventures are at sea, Bassanio asks the Jewish usurer Shylock to lend him 3000 ducats to provide him with the means to woo beautiful Portia. Antonio is ready to be his guarantor. Shylock sees this as an excellent opportunity to revenge as Antonio often mistreated him: Shylock. Fair sir, you spit on me on Wednesday last; You spurn’d me such a day; another time You call’d me dog; and for these courtesies I’ll lend you thus much moneys’? (I, 3, 123-126)



He offers Antonio to sign the bond that will allow him to cut a pound of flesh close to his heart if he does not manage to pay back the money in three months’ time. Antonio agrees to this bond and, due to complications with his merchandise, he is not able to return money on time. Shylock is relentless and demands his right to cut off a pound of Antonio’s flesh despite the offer to get the loan back. This is when Portia, disguised as a young law clerk, decides to declare a state of exception and to suspend the law that allows Shylock to have his bond. Eventually, Shylock is deprived of his property and forced to convert to Christianity. This reflects general attitude towards Jewish people in England and elsewhere. Carole Levin summarises Jewish history in Renaissance England and earlier as one of abuse, banishment and a secret life: There had been Jews in England in the earlier Middle Ages, but they were expelled in 1290. Despite, or because of, their banishment, by the thirteenth century the term “Jew” had become part of the English vocabulary as a general term of abuse, often directed at other Christians. But though Jews were not allowed legally to return to England until the 1650s, in the early sixteenth century a number immigrated to England and outwardly practiced Christianity. By the reign of Henry VIII there was a secret Jewish community in London with a secret synagogue, financial support, and business connections with Antwerp. In the late 1530s and 1540s this community consisted of about 100 people (Levin 2003: 100).



The derogatory use of the word “Jew” is present in The Merchant of Venice throughout the play. “Jew” also implies contempt and stands for Shylock’s cruelty, which is generalized when Antonio compares him to a wolf and speaks of his “Jewish heart.” 162
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In order to present the state of exception and Shylock’s isolation, I will create a graph based on Franco Moretti’s (2013: 211-240) concept of presenting novels’ and plays’ structures. His idea is to introduce a quantitative analysis in literary studies by designing a network graph based on the characters’ addressing one another. Network theory is a foundation for such an analysis, and Moretti bases his concept on Newman’s extensive paper entitled “The Structure and Function of Complex Networks” (2003). Newman (2003: 2) defines a network as “a set of items, which we will call vertices or sometimes nodes, with connections between them, called edges.” However, Moretti (2013: 213) suggests that characters are vertices, points from whom and to whom utterances or speech acts are directed. Connections of two or more vertices are called edges (lines that actually denote characters’ interactions) and they enable one character’s connection with any other. For such a network, of particular importance is Newman’s (2003: 2) idea that networks may “address issues of centrality (which individuals are best connected to others or have most influence) and connectivity (whether and how individuals are connected to one another through the network).” This model, when it comes to plays, offers a better insight into the characters’ mutual relation (how they interact with one another) and helps us get a good picture of the play’s structure. Apart from dealing with the observation which characters are best connected to others and are the most influential, the issue of centrality also considers which characters are least connected to others and are marginalised. Such division also leads to better understanding of social stratification present in the play under discussion. An example of the network graph (Figure 1) based on the below dialogue from The Merchant of Venice demonstrates how the network functions. Enter BASSANIO, LORENZO, and GRATIANO SOLANIO Here comes Bassanio, your most noble kinsman, Gratiano and Lorenzo. Fare ye well: We leave you now with better company. SALARINO I would have stay’d till I had made you merry, If worthier friends had not prevented me. ANTONIO Your worth is very dear in my regard. I take it, your own business calls on you And you embrace the occasion to depart. SALARINO Good morrow, my good lords. BASSANIO Good signiors both, when shall we laugh? say, when? You grow exceeding strange: must it be so? Lipar / Journal for Literature, Language, Art and Culture / Year XVIII / Volume 63
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SALARINO We’ll make our leisures to attend on yours. Exeunt Salarino and Salanio (I, 1, 57 – 70) Salarino Bassani o Gratian o



Antonio Solanio Lorenzo



Figure 1. Network of the dialogue between Solanio, Salarino, Lorenzo, Bassanio, Gratiano and Antonio



Considering contemporary critical reading of the novel, Caroline Levine (2015: 1) in her book Forms: Whole, Rhythm, Hierarchy, Network suggests that a critic’s common practice would be “to connect the novel’s form to its social world,” but while doing so the critic “would keep her formalism and her historicism analytically separate”, as if these two aspects of the novel “belong to separate realms.” Levine (2) broadens the definition of form by excluding the distinction between the literary text on the one hand and its content and context on the other. She claims that formalist analysis does not only aim at dealing with the aesthetics of the literary text, but is also valuable in understanding socio-political life. Levine further explicates that form means making order and that forms in general are the stuff of politics, not only of the literary text as “[L]iterary form itself exercises a kind of political power” (3-4). Not only do literary texts impose some sort of political power on the society, but also “social form like a racial hierarchy moves from the political world into a novel, where it structures aesthetic experience” (5). Also, as they give ideas of what it is possible to think or say in a social context, “[F]orms do political work in particular historical context” (Ibid), that is, it can be both political and aesthetic. These broad connotations of form are explained by affordance, a concept used in design theory to describe uses of actions of materials and designs – their transparency, brittleness, strength, smoothness, hardness, durability etc. When it comes to literary or social form, Levine (6) suggests that affordance denotes form’s potentialities: Each shape or pattern, social or literary, lays claim to a limited range of potentialities. Enclosures afford containment and security, inclusion as well as exclusion. Rhyme affords repetition, anticipation, and memorization. Networks afford connection and circulation, and narratives afford the connection of events over time.



Taken this way, depending on social context and genre, form has certain potentialities in both aesthetic and socio-political arrangements. 164
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According to Levine’s postulates, there are four major forms that can be applied to the literary text - wholes, rhythms, hierarchies and networks, [T]he bounded whole has long been a model for lyric poetry and narrative closure; rhythmic tempos organize poetic meter and sometimes literary history itself; hierarchies organize literary texts’ investments in certain values and characters over others; and networks link national cultures, writers, and characters (2015: 21).



Levine’s postulates about the novel are also applicable to the play. In this vein, the relationship between the character of Shylock and other characters of The Merchant of Venice is graphically presented in Figure 2. Salerio
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Antoni o Solanio
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Lorenzo



Duke



Nerissa



Salarino Messenger Portia



Shylock



Jessica Gobbo



Servant Tubal



Aragon Old Gobbo



Morocco
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Figure 2. The Merchant of Venice network



This graph confirms Lupin’s idea that “Shylock, rather than Antonio, may be the play’s true Merchant of Venice. Shylock has ten edges, that is, ten people in the play address him, while nine people address Antonio. This difference is neglectful; however, when we take into consideration the percentage of lines each of them utters, number of speeches, and the number of scenes they appear on stage, Shylock’s percentage of lines is 13%, number of speeches is 79 and he appears five times on stage; on the other hand, Antonio’s percentage of lines is 7%, number of speeches is 46, and he appears six times on stage. This definitely resolves the issue of centrality when it comes to Shylock and Antonio in Shylock’s favour. However, regarding all the characters in the play, it is Portia who is, figuratively Lipar / Journal for Literature, Language, Art and Culture / Year XVIII / Volume 63
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speaking, the true Merchant of Venice, that is, the most domineering character, as her percentage of lines is 22, her number of speeches is 117, and she appears nine times on stage. Salerio Gratiano Antonio
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Figure 3. Merchant of Venice affective network



Speaking of the play’s structure in relation to the most domineering characters, this major role of Portia as the executor of the state of emergence – or the state of exception – reflects the play’s structure. She is the one through whom the power of the state of exception is exerted and by being given the most lines, number of speeches and scenes on stage, the state of emergency is emphasized, justified both by Portia and all characters except Shylock and given significance accordingly. As Lawrence Danson (2000: 63) remarks, “Portia in masculine disguise wields the authority of lawyer and judge.” Portia is an instrument through whom the state of exception, or emergency, is exerted. The suspension of Venetian law is thus reflected in the play’s structure. Moreover, as Lupton (51) observes, “to threaten Shylock with death, the Duke keeps the state of emergency in effect, despite the apparent move into constitutional normalization.” This proves that state of exception in this particular case is not a necessity, but the dictatorship of a sort. As Agamben (2005: 1) claims, “a recurrent opinion posits the concept of necessity as the foundation of the state of exception – necessitas legem non habet – necessity has no law, that is, necessity can create its own law or 166
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necessity does not recognize any law.” I argue here that in this particular case it is the state apparatus that reinforces its stability and the Duke also strengthens his authority. State of exception, or sometimes termed as state of emergence, denotes a suspension of law when those in power see it as a necessity. Agamben (Ibid) explains the difficulty of the definition of state of exception as “there is still no theory of the state of exception in public law, and jurists and theorists of public law seem to regard the problem more as a quaestio facti than as a genuine juridical problem.” In The Merchant of Venice, law is suspended as it is in favor of Shylock, the Jew. He is not allowed the right to his bond, that is, to cut a pound of Antonio’s flesh near his heart for not paying back the loan on time. From the very beginning he is treated as a member of the marginalised group. While the Duke, in his presiding the trial, shows compassion for Antonio, he is decidedly discriminatory against Shylock. He is pitiful of Antonio and at the same time negative towards Shylock: I am sorry for thee: thou art come to answer A stony adversary, an inhuman wretch Uncapable of pity, void and empty From any dram of mercy. (IV, i, 3-6)



Throughout the play, all Christian characters mistreat Shylock calling him cruel, unfeeling and pitiless. What is more, they attribute all his negative characteristics to his race, that is, to his “Jewish heart,” expressing their prejudice against him as a Jew. Portia takes Shylock’s side in the beginning but only seemingly. Very soon she denies his right to the bond and accuses him of an attempt to murder a Christian. Her speech of mercy is a false show of Christian humility. As Bloom notes, “in its context, it emphasizes the ironic and even cruel fact that the Christians in The Merchant of Venice do not practice what they preach. In addition, Portia is attempting to impose Christian ideology on a non-Christian. The effect, reasonably, is to enrage Shylock rather than to mollify him” (Bloom 2008: 31). Eventually, Shylock is deprived of his property and forced to convert to Christianity. State of exception is here strengthened as Antonio takes part in Shylock’s final punishment. Antonio is in no way related to the court but he still decides of Shylock’s sentence. Antonio. So please my lord the duke and all the court To quit the fine for one half of his goods, I am content; so he will let me have The other half in use, to render it, Upon his death, unto the gentleman That lately stole his daughter: Two things provided more, that, for this favour, 2335 He presently become a Christian; The other, that he do record a gift, Here in the court, of all he dies possess’d, Unto his son Lorenzo and his daughter. (IV, 1, 2329 – 2339) Lipar / Journal for Literature, Language, Art and Culture / Year XVIII / Volume 63
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In this way, he is punished, humiliated and entirely eliminated and does not appear on stage any more. He was marginalized earlier but now he is eradicated. Being deprived of his nation and of his property, he loses his identity and ceases to be. This is reflected in his final protest: Shylock. Nay, take my life and all; pardon not that: You take my house when you do take the prop That doth sustain my house; you take my life When you do take the means whereby I live. (IV, 1, 2323 – 2326)



His utter resignation and defeat are also seen a bit further in his words before leaving the stage: Shylock. I pray you, give me leave to go from hence; I am not well: send the deed after me, And I will sign it. (IV, 1, 2345 – 2346)



One of the big questions is whether Shakespeare promotes or condemns anti-Semitism. Harold Bloom (2008: xi) argues “that The Merchant of Venice pragmatically is an anti-Semitic play, though Shakespeare does not seem personally to have been an anti-Semite.” He further explicates his argument stating that Shylock is mostly referred to as “the Jew,” which lessens the sense of him as an individual. However, Shylock’s response when asked to lend money to Antonio clearly speaks for itself. Antonio, as a representative of a good Christian, often ill-treated Shylock by calling him a misbeliever, a cut-throat dog, spurned him and spit on him. He tells that he is ready to do so again. Later, when he learns that his daughter eloped and is, therefore, distraught, Salerio and Solanio find his pain grotesque and funny. Shylock responds by mentioning Christians’ cruelties against him, showing that Jews are humans and questioning Christian humility and charity: Shylock: To bait fish withal: if it will feed nothing else, it will feed my revenge. He hath disgraced me, and hindered me half a million; laughed at my losses, mocked at my gains, scorned my nation, thwarted my bargains, cooled my friends, heated mine enemies; and what’s his reason? I am a Jew. Hath not a Jew eyes? hath not a Jew hands, organs, dimensions, senses, affections, passions? fed with the same food, hurt with the same weapons, subject to the same diseases, healed by the same means, warmed and cooled by the same winter and summer, as a Christian is? If you prick us, do we not bleed? if you tickle us, do we not laugh? if you poison us, do we not die? and if you wrong us, shall we not revenge? If we are like you in the rest, we will resemble you in that. If a Jew wrong a Christian,
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what is his humility? Revenge. If a Christian wrong a Jew, what should his sufferance be by Christian example? Why, revenge. The villany you teach me, I will execute, and it shall go hard but I will better the instruction. (III, 1, 1287 – 1307)



Miola (2000: 86) suggests that “these lines argue for equality, even as they pervert the argument into a justification for revenge.” Bearing in mind the quoted lines and the point of view they convey, Shakespeare seems to be critical of the way Christians treated Jews and in this sense, The Merchant of Venice is not anti-Semitic but condemns anti-Semitism. However, since Shylock is forced to convert to Christianity and he leaves defeated, along with him, Jewishness also disappears. And this is in accordance with the treatment of Jews in Elizabethan England when they either practiced their religion in secret or (formally) converted to Christianity. In this way, he is reduced to non-existence, as his identity is annulled. As Greenblatt (2010: 59) states, “[B]ut take away Shylock’s Jewishness, and he shrivels into nothingness. That shriveling away is indeed what happens at the end of the fourth act of The Merchant of Venice.” Furthermore, Shylock’s insistence on revenge – no matter how hurt he was in the past – sheds negative light not only on him but on his race as well: Shylock. I’ll have my bond; I will not hear thee speak: I’ll have my bond; and therefore speak no more. I’ll not be made a soft and dull-eyed fool, To shake the head, relent, and sigh, and yield To Christian intercessors. Follow not; I’ll have no speaking: I will have my bond. (III, 3, 1720 – 1725)



When the Duke, Portia and the others chastise him for not being merciful, they implicitly generalise and speak of the whole Jewish nation. On the other hand, Shylock openly expresses his hatred by saying “I hate him for he is a Christian” (I, 3, 42), and adds “Cursèd be my tribe / If I forgive him!” (I, 3, 51 – 52). Stephen Greenblatt (2010: 59) observes that Shylock’s villainy is “deeply, essentially implicated in his Jewishness, a Jewishness that serves as a collective principle of negation.” Different interpretations speak either in favour of Shakespeare’s critique of Christianity and its treatment of non-Christians or show Shakespeare anti-Semitic. Harold Bloom (2008: xi) argues that “The Merchant of Venice pragmatically is an anti-Semitic play, though Shakespeare does not seem personally to have been an anti-Semite.” Russ McDonald also tackles the question of Shakespeare’s racism and concludes that he certainly was a racist but also presented several of non-Christian characters sympathetically: Lipar / Journal for Literature, Language, Art and Culture / Year XVIII / Volume 63
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Was Shakespeare himself a racist? Strictly speaking, almost certainly. The culture that produced him had little acquaintance with and little sympathy for what was modern cultural theorists have come to call the Other. And yet some of these theatrical representatives of Otherness, particularly Shylock and Othello, are portrayed with a high degree of sympathy (McDonald 2001: 277).



On the other hand, presented as such, the plot of The Merchant of Venice is not only anti-Semitic, but also critical of Christian molestation of non-Christians. Shakespeare is, as a matter of fact, critical of racial hatred and religious intolerance in general. This is what, as Radmila Nastić (2002: 111) observes, “makes Shakespeare’s play a powerful artistic exposure of the politics of power and hypocrisy.” Both the play’s structure and the interpretations of its plot show that Shylock, as one of the central characters, is marginalised because of his race. The means of his marginalisation is the state of exception imposed by the court controlled by Christians. Although the state of exception is realised through Portia, her character is also marginalised to an extent, since she cannot act as a woman but has to disguise as a man. Taking into account the percentage of lines spoken by her and superiority of her mind, she is the most dominant character. However, norms and conventions did not allow women to be prominent at the time no matter of their intellectual potential and abilities. In this way, she, along with non-Christians, is not allowed access to the public sphere. Yet, as social norms and constraints are less strict in the private spheres, she domineers it. This to a degree shows that Shakespeare is not only a chronicler of his time, but also its active proponent and critic as he takes up stances. However, his positions are never one-sided. He gives multiple perspectives on love, friendship, power, religion, etc., sometimes challenging all views and in particular norms. This is the reason why Portia is the true merchant of Venice and why Shylock has a more central position than Antonio, although the latter is the title character of the play.
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Moretti 2013: F. Moretti, Distant Reading. London – New York: Verso. Nastić 2002: R. Nastić, U potrazi za smislom/ In Quest of Meaning, Beograd, Prosveta. Newman 2003: M. E. J. Newman “The Structure and Function of Complex Networks” in Society for Industrial and Mathematical Sciences, Vol. 45, No 2, 167-256. Levin 2003: C. Levin, “The Society of Shakespeare’s England” in Stanley Wells and Lena Cowen Orlin (ed.), Shakespeare: An Oxford Guide, Oxford: Oxford University Press. Levine 2015: C. Levine, Forms: Whole, Rhythm, Network. Princeton: Princeton University Press. Lupton (2007): J. R. Lupton. “Shylock Between Exception and Emancipation: Shakespeare, Schmitt, Arendt.” JCRT 8.3 Fall 2007. 42. Shakespeare 2006: W. Shakespeare, The Merchant of Venice, New Haven and London: Yale University Press. Петар Пенда / ЦЕНТРАЛНОСТ, МАРГИНАЛИЗАЦИЈА И ВАНРЕДНО СТАЊЕ У МЛЕТАЧКОМ ТРГОВЦУ Резиме / Овај рад примјењује и додатно разрађује идеју Франка Моретија о увођењу квантитативне анализе у изучавању књижевности креирањем мрежног графикона заснованог на међусобном обраћању ликова у Млетачком трговцу. Појам мрежа у књижевној критици обично се везује за умјетничке, и друштвене везе међу писцима. Међутим, Морети користи овај термин да означи везу између ликова у роману или драми, остварену њиховим говорним чиновима или интеракцијом. Моретијев мрежни графикон показује структуру романа и везу међу ликовима, док оставља по страни емоционалне тонове и нијансе односа међу ликовима. Имајући ово у виду, предлажем графикон који представља комбинацију Моретијевог ширег читања (distance reading) и помног читања (close reading), што води бољем разумијевању драме као цјелине. Предложени начин интерпретације подразумијева, уз вербалну интеракцију, и емотивни набој, што даје свеобухватније разумијевање односа између ликова. Овакво читање има за циљ разјашњење често постављаног питања централности у Млетачком трговцу, односно зашто главни лик није Антонио (кога Шекспир назива млетачким трговцем), већ Порција и Шајлок заузимају централно мјесто у драми. Овакав приступ отвара низ питања: Да ли стављање у центар Порције, као жене, и Шајлока, као маргинализованог Јеврејина, указује на Шекспиров идеолошки став по питању маргина? Да ли такав политички став представља субверзију постојећег поретка у датом времену? Да ли ово кршење поретка увођењем „ванредног стања” означава Шекспиров политички бунт? Кључне ријечи: мрежа, централност, ванредно стање, закон, форма, историја, графикон, структура, Млетачки трговац, маргинализација Примљен: 15. маја 2017. Прихваћен за штампу јуна 2017.
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BERNARD SHAW AND OSCAR WILDE ON THE PURPOSE OF LITERARY ART



Although the Dublin-born authors Bernard Shaw and Oscar Wilde treated one another with courtesy and praised each other’s works, their views on the purpose of literary art differed significantly. The paper gives an overview of these opposing stands as presented in some of their most acclaimed critical essays and literary works. Key words: Bernard Shaw, Oscar Wilde, art for art’s sake, aestheticism, literary theory, literary criticism



Bernard Shaw: “Mr Wilde, an arch-artist, is so colossally lazy that he trifles even with the work by which an artist escapes work.” (Shaw 1963: 6) Oscar Wilde: “Shaw is an excellent man. He has not an enemy in the world, and none of his friends like him.” (quoted in Holroyd 1998: 594)



1. Introduction The late Victorian era saw the rise of two great minds: Bernard Shaw and Oscar Wilde. Shaw was only two years younger than Wilde, but he survived him for exactly fifty years2. Nevertheless, Wilde’s popularity did not decrease in the first half of the 20th century. Quite the contrary, his eccentric life style and tragic fate had transformed him into a posthumous legend, so that by the 1930s “Wilde was once again the more popular dramatist” (Holroyd 1998: 595). It seems that even today people are more inclined to sympathize with Wilde, whose entertaining plays such as The Importance of Being Ernest and The Ideal Husband, as well as the outstanding novel 1 [email protected] 2 Wilde died in 1900, Shaw died in 1950. Lipar / Journal for Literature, Language, Art and Culture / Year XVIII / Volume 63
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The Picture of Dorian Gray, remain dearly loved and widely read, unlike Shaw’s more crude and realistic (although not less entertaining) literary opus. Even Shaw’s most famous play, Pygmalion (1913), was inadvertently advertised as “the brilliant comedy by Oscar Wilde,” since its witticisms resembled the epigram style which Wilde had mastered. Shaw allegedly rejoiced at the idea that the false advertisement had attracted “three times as much money as it did when billed as being written by Shaw” (Ibid). The truth is that Shaw and Wilde were never friends, merely acquaintances who treated each other with respect. Shaw admitted that they “put each other out frightfully” and that this “odd difficulty persisted between [them] to the very last” (592). Shaw’s biographer Michael Holroyd explains that their “diffidence with each other masked what was probably an apprehension of their respective powers” (594). The apprehension resulted from their vanity, artistic bravado, and the fact that neither of them could write like the other one. Wilde admired “the horrible flesh and blood” of Shaw’s “creatures” (161); Shaw praised Wilde as the “only thorough playwright” who “plays with everything: with wit, with philosophy, with drama, with actors and audience, with the whole theatre” (Shaw 1963: 5). Their mutual admiration makes their personal rivalry even more interesting and relevant. While the one secretly envied the other’s wit, they had completely conflicting opinions about the role of art in human life. Summarized in the simplest possible way, Wilde supported the “art for art’s sake” creed, whereas Shaw championed “art for life’s sake” principle. The paper will identify the basic postulations of their opposing views by commenting on their various critical essays and plays. 2. Shaw on the Purpose of Art “… “for art’s sake” alone I would not face the toil of writing a single sentence.” (Shaw 1971: 35)



The phrase “l’art pour l’art” was first used by the French philosopher Victor Cousin in his Course of the History of Modern Philosophy (1836), and was translated to English as “art for art’s sake” in 1837 (Ray 2002: 11). However, British art-lovers had been familiar with the phrase for quite some time, since art for art’s sake was merely “a restatement of an attitude which properly belong[ed] to the first generation of the Romantics,” Raymond Williams claims (17). It seemed only natural that such a doctrine should develop from the pen of Wordsworth, Coleridge, and primarily Keats, who insisted on the autotelism of art. Keats opens his Endymion by saying that “A thing of beauty is a joy for ever: / Its loveliness increases; it will never / Pass into nothingness” (Keats 1999), and famously ends his Ode on a Grecian Urn by stating that “Beauty is truth, truth beauty, – that is all / Ye know on earth, and all ye need to know” (Quiller-Couch 1999). 174
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Because of his devotion to the aesthetic role of art, Oscar Wilde described Keats in one of his letters (1887) as “a Priest of Beauty slain before his time” (Raby 1988: 5) – a vocation with which Wilde strongly identified. With the “new” doctrine of art for art’s sake, the ties between art and society had been severed. For the Romantics, and subsequently for many late-Victorian authors, including Oscar Wilde, art was “an end in itself,” since “to convert [art] into a means for achieving other extraneous ends, no matter how noble, [would result] in a lessening of its dignity,” George Plekhanov explains (Plekhanov 1990: 67). At the same time, there emerged a diametrically opposite view of the problem of art’s relation to society. There were artists who maintained that “man was not created for the Sabbath, but the Sabbath for man: not society for the artist, but the artist for society.” According to them, arts “must further the development of human consciousness and contribute to the improvement of the social order” (Ibid). Plekhanov affirms that the “tendency of artists and those concerned with art to adopt an attitude of art for art’s sake arises when a hopeless contradiction exists between them and their social environment [sic!]” (73). Bernard Shaw was of the same opinion. The celebrated author of Irish origin proclaimed in his play Man and Superman that “He who can, does” and “He who cannot, teaches” (Shaw 1971: 253). He acted accordingly. The attacks on his didactic art were common, but Shaw answered them by siding with his champion, John Bunyan, who had also been “reproached for teaching in parables through his fiction” (Vlašković Ilić 2017: 259). Bunyan had justified himself on the grounds that art was the only way in which people could be taught (Shaw 1916: xxxvi), which became Shaw’s credo as well. “All great drama must teach,” Shaw claimed (Styan 1981: 62) and described his teaching talents as divine and not limited by his petty personal convictions: “It is a gift of lucidity as well as of eloquence. Lucidity is one of the most precious of gifts: the gift of the teacher: the gift of explanation. I can explain anything to anybody; and I love doing it” (Shaw 2003). Shaw displayed his gift of teaching, as well as his thoughts on the purpose of art, in many of his prefaces and essays. For him, theatre was “a most powerful instrument for teaching the nation how and what to think and feel” (Shaw 2002: xiii). Faced with the abominable atmosphere of the Victorian theatres that nourished “stale” traditional values through melodramas and well-made plays3, and involved in the fierce fight against Lord Chamberlain and the Licencing Act of 1737, Shaw became part of the new critical generation, together with the famous actress Janet Achurch and the celebrated critic William Archer. Their ideology stressed the importance of realism in art and rejected the melodramatic and comic world-view of the 19th-century stage. They championed Ibsen, Zola, Strindberg, and Chek3 Shaw asks in the Preface to Three Plays for Puritans: “What is the matter with the theatre, that a strong man can die of it?” (Shaw 1958: 8). He also concludes that “the theatre is a place which people can endure only when they forget themselves” (15). Lipar / Journal for Literature, Language, Art and Culture / Year XVIII / Volume 63
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hov, and repudiated the dramatic values of their predecessors, even Shakespeare. Shaw complained about Shakespeare’s “lack of philosophy” claiming that his plays were not concerned with contemporary political, social, and moral problems. The dramatist’s first role was to deal with such things and to “rewrite all the old plays in terms of their own philosophy” (Shaw 1958: 33) since “there can be no new drama without a new philosophy” (34): “And the playgoer may reasonably ask to have historical events and persons presented to him in the light of his own time, even though Homer and Shakespear [sic!] have already shewn [sic!] them in the light of their time” (36). Although he claimed he despised no eminent writer as much as Shakespeare4, Shaw never professed to write better plays5 (Shaw 1958: 33). He merely thought that Shakespeare’s plays documented the Elizabethan age with its problems and dilemmas, and as such could not edify the Victorian audiences (Vlašković 2011: 257). Shaw came to be regarded as a heterodox6 artist because of these and similar “blasphemies”. He observed that “heterodoxy in art is at worst rated as eccentricity or folly,” and that “heterodoxy in morals is at once rated as scoundrelism” (Shaw 1908: 39); he was guilty of both. The harsh criticism Shaw received did not deter him from writing in the journalistic manner. Only the man who writes about himself and about his time is the man “who writes about all people and all times” (3), he claims in The Sanity of Art. He defends the journalistic style of writing, since “what the journalist writes about is what everybody is thinking about (or ought to be thinking about) at the moment of writing” (1). Therefore, “journalism can claim to be the highest form of literature; for all the highest literature is journalism” (2). Writers who attempt to write “not for an age, but for all time” risk becoming unreadable (Ibid), which is why Shaw prides himself on writing like a journalist. Another relevant feature of Shaw’s artistic theory is his puritanism, which led him to “oppose any romantic treatment of glory, war, or physical love” (Shaw 2002: xv), as well as blind hero-worship. He admitted he had always been a Puritan in his attitude towards art, and that the “foolish pursuit of pleasure” as seen in the Victorian theatres greatly distressed him. He remarked that “the nineteenth century has crowned the idolatry of Art with the deification of Love” and that this “substitution of sensuous 4 “With the single exception of Homer, there is no eminent writer, not even Sir Walter Scott, whom I can despise so entirely as I despise Shakespear [sic!] when I measure my mind against his” (Shaw 1963: 115). 5 It must be stressed that Shaw’s “attack” on Shakespeare was largely an attack on the Victorian theatregoers. The fact is that Shaw admired many aspects of Shakespeare’s art, as he emphasized many times: “As far as sonority, imagery, wit, humour, energy of imagination, power over language, and a whimsically keen eye for idiosyncrasies can make a dramatist, Shakespear [sic!] was the king of dramatists” (Shaw 1963: 292). For greater insight into the topic, see: Shaw on Shakespeare (edited by Edwin Wilson). 6 Microsoft Encarta Dictionary gives the following definition of the adjective “heterodox”: “disagreeing with established opinions: at variance with established or accepted beliefs or theories, especially in the field of religion” (Microsoft® Encarta 2009).
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ecstasy for intellectual activity and honesty is the very devil” (Shaw 1958: 21). For instance, he reproached Shakespeare for making sexual infatuation a tragic theme in Antony and Cleopatra: “We can bear to see Mrs Quickly pawning her plate for love of Falstaff, but not Antony running away from the battle of Actium for love of Cleopatra” (30). Additionally, Shakespeare’s Caesar was not great enough, and his Joan of Arc was too wicked: Shaw offered his own version of their stories to the public as an improvement on Shakespeare’s7 (31). In accordance with his belief that art should serve life, Shaw rewrote many other familiar stories, myths, and plays. The goal was to prove that content is much more important than the form: what is said is infinitely more significant than how it is said. Shaw could not but praise Shakespeare’s “word-music” and the magic of his language (see Shaw 2002: xviii-xx) – Shakespeare knew the “how” of art. However, if art was to serve life, its content should be adjusted to the contemporary times, and they in turn should be presented realistically. Along with August Strindberg and Henrik Ibsen, Shaw “introduced realism to the stage,” primarily by bringing Ibsen to critical attention through his book The Quintessence of Ibsenism (1891), which awakened “theatregoers to the possibilities of socially conscious drama” (Abbotson 2003: vii). Shaw’s purpose was to defend Ibsen against critical attacks on his plays that shocked the London audiences with their realistic portrayal of family life – A Doll’s House, Ghosts, Hedda Gabler. Shaw’s interpretations of Ibsen’s plays did not enlighten his critics, but they did enable Shaw to put forth his own ideas about dramatic theory and practice. He raises his voice against ideals and idealists in a vivid description of “a community of a thousand persons organized for the perpetuation of the species on the basis of the British family” (Shaw 1915: 24). He argues that seven hundred of them are Philistines, those who “find the British family arrangement quite good enough for them;” two hundred and ninety-nine find this arrangement a failure, but they put fancy pictures, or Ideals, over the reality; this leaves only “one man unclassified: the man strong enough to face the truth the idealists are shirking” (25). That one man is a Realist, and Shaw considered himself one. Several years later, Shaw’s friend and biographer G. K. Chesterton pointed to the fact that “he who had laid all the blame on ideals set up the most impossible of all ideals, the ideal of a new creature” (1909b: 62). He alludes to Shaw’s belief that humanity can and will eventually evolve into supermen, a stance that he fervently defended and elaborated on numerous times. Chesterton mentions Shaw’s ideal of a supreme higher being in order to prove his claim that Shaw had “never seen things as they really are” (Ibid), because “it is not seeing things as they are to imagine a demigod of infinite mental clarity, who may or may not appear in the latter days of the earth, and then to see all men as idiots” (63). Chesterton’s remarks are not hostile, but merely stress the power of Shaw’s optimism. Shaw did 7 Caesar and Cleopatra (1898) and Saint Joan (1923). Lipar / Journal for Literature, Language, Art and Culture / Year XVIII / Volume 63
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stress the need for realism, and reality was often hard to look upon, but ultimately he believed that even the brutal reality had something beautiful in it. Chesterton sums it up by saying that Shaw was “on the side of the good old cause; the oldest and the best of all causes, the cause of creation against destruction, the cause of yes against no” (1909a: 104), and that that was “the greatest thing in Shaw, a serious optimism—even a tragic optimism” (103). Accordingly, art should serve life, encourage people to see their reality for what it really is, and help them transform the destructive forces of life into a constructive “Life Force.” 3. Wilde’s Aestheticism “All art is quite useless.” (Wilde 2001: 4)



In April 1891, one year after the publication of The Picture of Dorian Gray, Oscar Wilde received a letter from a fan, Ernest Bernulf Clegg, who wanted to know more about Wilde’s “idea of the total uselessness of all Art” (The Morgan Library and Museum 2008), as expressed in the Preface to the novel. Wilde responded in a handwritten letter, saying that “Art is useless because its aim is simply to create a mood. It is not meant to instruct, or to influence action in any way” (Letters of Note 2010). Admitting that the subject is a long one, he further explained: A work of art is useless as a flower is useless. A flower blossoms for its own joy. We gain a moment of joy by looking at it. That is all that is to be said about our relations to flowers. Of course man may sell the flower, and so make it useful to him, but this has nothing to do with the flower. It is not part of its essence. It is accidental. It is a misuse (Ibid).



The explanation, as well as Wilde’s whole outlook on art, is brilliantly summed up in the phrase that closes the Preface: “All art is quite useless” (Wilde 2001: 4). Wilde’s Preface to Dorian Gray is remarkably short compared to Shaw’s lengthy treatises, yet it touches upon the most significant ideas on Art that one can find in all his works. For example, he refers to art as “at once surface and symbol”: both the readers who go beneath that surface and the readers who read the symbol “do so at their peril” (Ibid). In other words, the work of art should be completed by the spectator, and not the author. This is at the same time Wilde’s defense against those critics who find his Dorian Gray immoral, shocking, and poisonous. The book owes its infamy partly to its undercurrent of homosexuality, which was a severely punishable crime in Wilde’s time. Furthermore, several months before its publication, a sexual scandal shook London when the police discovered a homosexual male brothel with prominent aristocratic and royal patrons (see Wilde 2001: xi). The affair, known as “Cleveland Street Affair,” certainly marred the reception of the novel in which Wilde depicts 178
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and expands upon the idea of “Uranian love”8. His response to the hostile criticism was: “There is no such thing as a moral or immoral book. Books are well written, or badly written. That is all” (3). Wilde also acknowledges the discord between the Realists and the Romantics by claiming, in his characteristic epigrammatic style, that “The nineteenth-century dislike of Realism is the rage of Caliban seeing his own face in the glass. The nineteenth-century dislike of Romanticism is the rage of Caliban not seeing his own face in the glass” (Ibid). Both Calibans prefer to live in denial and consequently accept the “other” reality. He wrote in a similar vein about art in other works as well, often choosing the form of a Socratic dialogue to forward his ideas through an argument, in the same way Shaw did in his plays. However, Wilde’s case was against crude realism and other popular notions of his time, such as that Art should “hold the mirror up to Nature,” as expressed by Shakespeare’s Hamlet9. In his essay “The Decay of Lying,” he claims: People tell us that Art makes us love Nature more than we loved her before; that it reveals her secrets to us; … My own experience is that the more we study Art, the less we care for Nature. What Art really reveals to us is Nature’s lack of design, her curious crudities, her extraordinary monotony, her absolutely unfinished condition (Wilde 1905: 3).



The essay consists of a dialogue between Cyril and Vivian, who discuss the nature of Art as presented in Vivian’s article “The Decay of Lying: A Protest.” Vivian considers Lying “an art, a science, and a social pleasure,” whose decaying is the chief cause for “the curiously commonplace character of most of the literature of our age” (8). Realism relies on truthtelling, which Wilde describes as “a morbid and unhealthy faculty,” responsible for novels “which are so like life that no one can possibly believe in their probability” (10). He scrutinizes the works of such great authors as Robert Louis Stevenson, H. Rider Haggard, and Henry James, whose style only serves to show that “as a method, realism is a complete failure” (25). With regard to Shaw’s argument that artists should be teachers, Wilde writes: “I am afraid that we are beginning to be over-educated: at least everybody who is incapable of learning has taken to teaching — that is really what our enthusiasm for education has come to”10 (5). His view 8 The phrase “Uranian love” refers to “a female psyche in a male body”, sexually attracted to men. It later covered homosexual gender variant females, and many other sexual types. 9 “They will call upon Shakespeare — they always do — and will quote that hackneyed passage about Art holding the mirror up to Nature, forgetting that this unfortunate aphorism is deliberately said by Hamlet in order to convince the bystanders of his absolute insanity in all art-matters” (Wilde 1905: 30). 10 Another example of Wilde’s ironic comment on modern education comes from his play The Importance of Being Ernest, in which the all-Victorian iron Lady Bracknell exclaims: “Ignorance is like a delicate exotic fruit; touch it and the bloom is gone. The whole theory of modern education is radically unsound. Fortunately in England, at any rate, education produces no effect whatsoever.  If it did, it would prove a serious danger to the upper classes, and probably lead to acts of violence in Grosvenor Square” (Wilde 1915). Lipar / Journal for Literature, Language, Art and Culture / Year XVIII / Volume 63
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is that artists should be liars whose aim is “simply to charm, to delight, to give pleasure” (29). This explains the uselessness of art: we can enjoy it even if it does not teach us anything. However, if Art does teach us something, then Life becomes its best and only pupil (33). Accordingly, it is not Art that imitates Life, but vice versa: CYRIL. …But you don’t mean to say that you seriously believe that Life imitates Art, that Life in fact is the mirror, and Art the reality? VIVIAN. Certainly I do. Paradox though it may seem — and paradoxes are always dangerous things — it is none the less true that Life imitates art far more than Art imitates life (32).



This provocative idea that Life imitates Art directly opposes the realistic credo that Art should faithfully represent Life. However, even Shaw acknowledges that “imagination is the beginning of creation. You imagine what you desire; you will what you imagine; and at last you create what you will” (Shaw 2000: 14). Since Art is the highest form of imagination, it must also be the beginning of Life. Lisa Wilde notices that “In the past, many theater professionals have based their staging of Shaw on a mistaken belief that his plays are inherently realistic, leaving productions mired in fourth-wall realism.” A new option is “to take Shaw at his antirealistic word in production choice and, in fact, to present a discussion” (Wilde 2006: 135). Namely, both Shaw and Wilde valued discussion as the most important technical detail in drama. Shaw argues that the technical novelty in Ibsen’s plays that makes them so valuable is in fact discussion: “Formerly you had in what was called a well-made play an exposition in the first act, a situation in the second, an unravelling in the third. Now you have exposition, situation, and discussion; and the discussion is the test of the Playwright” (Shaw 1915: 213). Discussion is not only the main test of the playwright’s highest powers, “but also the real centre of his play’s interest” (214). Similarly, Wilde warns his readers that they will not find much action in his books. In the introduction to the Wordsworth Classics edition of Dorian Gray, John M. L. Ward writes: Wilde’s style was unashamedly conversational. ‘Rather like my life,’ he confided to a female correspondent, the book is ‘all conversation and no action … my people sit in chairs and chatter.’ But Wilde would convince us that conversation is harder than action, and closer to reality … ‘Mere words! Was there anything so real as words?’ Dorian Gray wonders, listening to Lord Henry’s musical voice (Wilde 2001: xxiii-xxiv).



In many of his plays, “Shaw’s thesis and antithesis of fact and fantasy produced the synthesis of evolutionary progress” (Holroyd 1998: 298); Wilde also used the Hegelian triad of reconciling opposites in order to bring harmony to his artistic theories, as he evidently did in Dorian Gray by juxtaposing three different outlooks on Life and Art, those of Basil Hall180



Липар / Часопис за књижевност, језик, уметност и културу / Година XVIII / Број 63



BERNARD SHAW AND OSCAR WILDE ON THE PURPOSE OF LITERARY ART



ward, Lord Henry, and Dorian Gray himself. This “tripartite division” also explained his own inner dilemmas: “Basil Hallward is what I think I am: Lord Henry what the world thinks me: Dorian what I would like to be – in other ages perhaps,” he said (Wilde 2001: xviii). The key to understanding Wilde’s character and system of thought lies in the discussions between these characters, as well as between other fictional personages in his other works: Cyril and Vivian from “The Decay of Lying”; George Erskine, Cyril Graham, and the unnamed narrator in “The Portrait of Mr W H”; Gilbert and Ernest in “The Critic as Artist,” etc. The latter also stress the importance of words over action: Ernest. …For, after all, even you must admit that it is much more difficult to do a thing than to talk about it. Gilbert. More difficult to do a thing than to talk about it? Not at all. That is a gross popular error. It is very much more difficult to talk about a thing than to do it. In the sphere of actual life that is of course obvious. Anybody can make history. Only a great man can write it (Wilde 1905: 127).



In this essay, Gilbert assumes the role of Lord Henry, and Ernest is the Dorian of the conversation. The aim of their discussion is to show that only those who possess critical faculty can create anything at all in art (121). They comment on Matthew Arnold’s role in promoting criticism as an important step in preparation for the imaginative creation: “Arnold’s definition of literature as a criticism of life, was not very felicitous in form, but it showed how keenly he recognized the importance of the critical element in all creative work” (Ibid). But they also disagree with Arnold that criticism should remain disinterested and be “the endeavor, in all branches of knowledge, theology, philosophy, history, art, science, to see the object as in itself it really is” (Arnold 2001): “All fine imaginative work is self-conscious and deliberate,” Gilbert argues (Wilde 1905: 121), including critical work. He explains that “An age that has no criticism is either an age where art is immobile, hieratic, and confined to the reproduction of formal types, or an age that possesses no art at all” (123). “The Critic as Artist” is considered Wilde’s most-encompassing account of his aestheticism. The author is concerned with many topics that ultimately give us a good insight into the main principles of his philosophy. Some of them can be compared to Shaw’s. For example, while Shaw stressed the importance of the journalistic style of writing, Wilde writes: Gilbert. As for modern journalism, it is not my business to defend it. It justifies its own existence by the great Darwinian principle of the survival of the vulgarest. I have merely to do with literature. Ernest. But what is the difference between literature and journalism? Gilbert. Oh! journalism is unreadable, and literature is not read. (109-110)



As regards education, Wilde claims that “Education is an admirable thing, but it is well to remember from time to time that nothing that is Lipar / Journal for Literature, Language, Art and Culture / Year XVIII / Volume 63
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worth knowing can be taught” (111). Of course, the list of the similarities and differences between Shaw and Wilde is by no means exhaustive, nor should it be. 4. Life and/or Art? The brief overview of Shaw’s and Wilde’s stands on the role of art in human life has shown that the two authors had developed their theories starting from radically different premises. However, their final judgment is the same – Life and Literature, as the “perfect expression of life,” are “the two supreme and highest arts” (Wilde 1905: 112). Unlike Wilde, who indulged solely in the pleasures of life’s art, Shaw felt a constant need to be in touch with real life. As Shaw’s famous biographer, Michael Holroyd, put it, “The real world without art was deeply unsatisfying to Shaw, but the art world without reality seemed worse” (Holroyd 1998: 84). Somewhere between Shaw’s realities of life and Wilde’s uselessness of art lies a whole dimension of Shaw’s works that has been neglected by the critics, who refused to recognize in his plays the symbolism and absurd he was prone to along with his realism. Because of his own insistence on realism, Shaw had often been dismissed as “merely a speech-maker, pamphleteer, and propagandist, concerned with shallow and trivial matters” (Dietrich 1984: 150). Wilde, for his part, suffered even worse criticisms. His “last years of relative poverty and increasing ill-health in Paris” (Wilde 2001: xxvii) marked an ignominious end to his career. It was only after the Second World War that Wilde was recuperated as a major writer. Today, both Shaw and Wilde are recognized as masters of the written word, and their works have survived the test of time. As for their opposing artistic views, each attempt to support either theory robs literature of its power. The truth lies somewhere in between and is forever tenuous.
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Биљана Влашковић Илић / БЕРНАРД ШО И ОСКАР ВАЈЛД О СВРСИ КЊИЖЕВНЕ УМЕТНОСТИ Резиме / Иако су се чувени драмски писци пореклом из Даблина, Бернард Шо и Оскар Вајлд, учтиво опходили један према другоме и међусобно хвалили, њихово виђење сврхе књижевне уметности умногоме се разликовало. Овај рад даје преглед ових опречних ставова како су их изложили у неким од њихових најзначајнијих критичких есеја и књижевних дела. Кључне речи: Бернард Шо, Оскар Вајлд, уметност ради уметности, естетизам, књижевна теорија, књижевна критика Примљен: 10. маја 2017. Прихваћен за штампу маја 2017.
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MYTHOPOETIC ASPECTS OF WHITENESS IN SYLVIA PLATH’S POETRY2



The poetic oeuvre of Sylvia Plath abounds in motifs related to the polymorphous moon, whiteness, or a lack of colour altogether, depicted as transparent paleness or pallor. This paper aims to conduct an analysis of the symbolism produced by the aforementioned motifs in Plath’s poetry, which embody a more complex paradigm than a simple, direct reference to the traditionally associated meanings of fertility, virginity, purity, and the like. Via a comparative analysis of a selection of Plath’s poems with the most prominent key motifs crucial for this paper, an attempt will be made at describing Plath’s idiosyncratic symbolism, which disturbs the established conception of femininity. Robert Graves’s study The White Goddess will be conducive to a versatile interpretation, but will likewise provide a framework of reference for, at times contradictory, analytic deduction. The mythopoetic microcosm Plath envisioned for her poetry uncovers the meandering progression of her sensibility, from the early poems like “Moonrise”, to her mature verses, such as “In Plaster”, “Tulips”, “The Moon and the Yew Tree”, and “Edge”. The figure of woman as goddess inherently connected with the natural world undergoes deconstruction in Plath’s poetry, while the goddess as fury is reaffirmed to suit the needs of the female narrator, positioned amidst 20th century references. Key words: Sylvia Plath, Robert Graves, poetry, whiteness, moon, femininity, myth, goddess



1. INTRODUCTION In February 1963, Betty Friedan’s study The Feminine Mystique reached publication and was soon to mark the beginning of a cultural movement that became known as the second wave of feminism. Despite its subsequent criticism for being restrictive in the domains of race and class when tackling the issues pertaining to women in the post-war United States3, Friedan’s study brought to the fore relevant aspects of sexist 1 [email protected] 2 This paper relies on the research performed for my Master Thesis Writing as an Act of Survival: Elements of Autobiography in Sylvia Plath’s Poetry and Prose (2012), written under the supervision of Professor Radmila Nastić, without whose invaluable help and guidance it would never have reached completion. 3 In her Feminist Theory: From Margin to Center, bell hooks (2000: 1) references Friedan’s limited critical range, by saying that “Friedan’s famous phrase, ‘the problem that has no name,’ often quoted to describe the condition of women in this society, actually referred to the plight of a select group of college-educated, middle- and upper-class, married white women”. Lipar / Journal for Literature, Language, Art and Culture / Year XVIII / Volume 63
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oppression emerging from patriarchal structures, capitalist/consumerist practices, and the media, among others. Also in February 1963, eight days prior to the publication of The Feminine Mystique, Sylvia Plath killed herself under circumstances subsequently popularised to the point of mythologising her. Although immediately referencing her suicide in the introductory passage might imply employing an established cliché in the criticism of Plath’s writing, to mention it in the following context will contribute to somewhat relieving the subsequent analysis of the expected sensationalism. While the two abovementioned events share no direct linkage, and while Linda Wagner-Martin stated that “Plath never benefited from the language of the women’s movement: there might well have been a century between Friedan and Plath” (Wagner-Martin 2006: 52), they can still be interpreted as different symptoms of the same social affliction. Sylvia Plath was raised and she grew as a poet precisely in the circumstances of the cultural environment expounded upon by Friedan in her study, who even gathered her experimental data from Smith College – both of these women’s alma mater. Frequently enough, Friedan’s attempts at deconstructing the 1950s and 1960s position of women in the US coincide with Plath’s own insights into her existence as a woman maturing both personally and professionally in that climate (Matović 2013: 16-20). And Plath’s world was indeed fraught with the complexities of the feminine mystique, which encapsulated her to the point of drowning, even though she never overtly identified with any feminist agenda. However, it is solely within this framework of private history as a testimonial to more public aspects of womanhood (Matović 2017: 142-145) that Plath’s biography can be taken up as grounds for literary analysis, which ultimately is the de-sensationalised platform of this paper. The following analysis will focus on Plath’s poems which most prominently feature motifs of the polymorphous moon, whiteness, or a lack of colour altogether, depicted as transparent paleness or pallor. This imagery is especially relevant in Plath’s oeuvre since she afforded it a mythopoetic significance by incorporating it into her comprehensive imaginative scheme. As Eileen Aird (1973: 101) points out, the “recurrence of interrelated symbols and image clusters is one of the unifying elements of Sylvia Plath’s poetry”. From such a substructure, individual poems arise and can be analysed as forming part of Plath’s typically idiosyncratic mythopoetics. When her verse is forced into the frame of confessional poetry, Plath’s lyrical mythology is interpreted as encompassing her biography. However, as Judith Kroll (1976: 2) rightfully asserts, it is “the articulation of a mythic system which integrates all aspects of her work, and into which autobiographical or confessional details are shaped and absorbed, greatly qualifying how such elements ought to be viewed.” In the next section, an overview of myth-based literature will be provided in order to introduce the mythic referential points Plath absorbed in her poetry, primarily from Robert Graves’s study The White Goddess: A 186
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Historical Grammar of Poetic Myth, which gave her insight into motifs with a powerful mythopoetic potential, particularly with respect to the Triple Goddess as a lunar divinity. On the other hand, the absorption of these motifs, as will be made apparent in the following analysis, was for Plath never simplistic or one-sided. Her approach to imagery borrowed from mythic and archetypal literature involved a specific autonomy of expression, qualification, and ironisation. 2. myth and symbol in sylvia plath’s poetry Literary criticism has found it difficult to refrain not only from sensationalising Plath’s suicide when approaching her writing, but likewise from dissecting her relationship with Ted Hughes, British Poet Laureate and Plath’s husband. Their particular poetic symbiosis is more often than not taken as default grounds for interpreting Plath’s poetry, especially when combined with her extensive journal entries, all positioned within the speculative narrative concerning the personal drama that was to arise after Plath’s suicide. However, as is the case with her death, this aspect of Plath’s life will not be taken as ultimately relevant for the following analysis. While Hughes did introduce Plath to The White Goddess, it is what she took from it and how she transformed the material poetically that should be the object of exploration. As Kroll (1976: 6) perceptively puts it: To deal with the structure of Plath’s poetry is primarily to deal with the voices, landscape, characters, images, emblems, and motifs which articulate a mythic drama having something of the eternal necessity of Greek tragedy. The myth has its basis in her biography, but it in turn exercises a selective function on her biography and determines within it an increasingly restricted context of relevance as her work becomes more symbolic and archetypal.



Plath’s approach to Graves’s eclectic study on the White Goddess could be defined as intense, but simultaneously rather individualistic. Plath’s “readings, which included Jung, Frazer, Rank, Freud, and Graves, and her college honors thesis on the ‘double personality’ in Dostoevsky” (Kroll 1976: 13) all came into play when she set out to authentically envision existing mythological structures. Meletinsky’s observations in his study The Poetics of Myth (1996: 267) regarding German Romantic mythopoetics are equally applicable to Plath’s methodology, where “[e]lements are brought together from diverse mythologies to suffuse life into a fantasy world that is purely literary in structure but nonetheless based on myth”. Such literary transformation of myth afforded Plath an opportunity to grapple with issues she considered vital within her poetic sensibility. Furthermore, Meletinsky (18) recognised the importance myth had acquired in contemporary cultural and psychological theories, providing the example of Jungian psychology, where “myth in the sense of archetype Lipar / Journal for Literature, Language, Art and Culture / Year XVIII / Volume 63
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has become synonymous with the collective unconscious.” It is precisely such psychological application of mythic aspects that contribute to Plath’s poetry being “anything but adolescent and baldly confessional; rather, it’s a mythic excavation of the unconscious. Her subject is […] the struggle of a self with the elemental forces around it – what Emerson called ‘the Not Me’” (O’Rourke 2004: 338). The White Goddess had gathered quite a circle of literary admirers after its publication in 1948 (Goldman 2003: 33), reaching the height of its popularity when Hughes and Plath became more seriously involved, which is when Plath started reading it upon Hughes’s recommendation. Whether the study itself is factually consistent4 is for the purpose of this paper not specifically relevant, since it is not Graves’s mythological deciphering that carries most importance, but rather Plath’s re-appropriation of it. Graves (1962: 24) posited that true poetry is “an invocation of the White Goddess, or Muse,” whom he identified with the once supreme matriarchal divinity, formally superseded in the patriarchal system by the Sun God, but never essentially supplanted. The White Goddess is one of the emanations of the Triple Goddess, ruled by the moon, and symbolic of the cycles of birth, life, death, and subsequently rebirth (70). This goddess is a complex being, if not all-encompassing, and therefore particularly suitable for literary exploitation. Susan Bassnett (2005: 59) sees it as especially fruitful for Sylvia Plath. It is easy to see why this mythology should hold such appeal. The symbols of the White Goddess can be used in multiple ways and the simultaneous existence of the goddess as virgin, mother and hag offers enormous possibilities for poetry. Sylvia Plath has incorporated the triple patterning of the White Goddess into her own writing, seeing in its intricacies a solution to the perennial problem felt by women, that of fragmentation.



And it is the colour white that gains the most intricate signification in Plath’s mythopoetic universe. As Graves (1962: 434) himself indicates, the “whiteness of the Goddess has always been an ambivalent concept. In one sense it is the pleasant whiteness of pearl-barley, or a woman’s body, or milk, or unsmutched snow; in another it is the horrifying whiteness of a corpse, or a spectre, or leprosy.” It ought to be pointed out that Graves’s perception of women, as can be seen from the previously quoted text, was shaped by his idealistic views on femininity. In his mythic macrocosm, woman was an embodiment of inspiration, but not of action. Such glorification of the female principle to the point of divinity implies a displacement of the female subject into an object. His claim that “woman is not a poet[,] she is either a Muse or she is nothing” appears discriminatory, even when qualified with his stating that this “is not to say that a woman should refrain from writing poems; only, that she should write as a woman, not as 4 Meletinsky (1996: 143-144) himself dismissed Graves’s The White Goddess on account of its idiosyncratic nature, claiming that one “can safely ignore the interesting but over-imaginative attempt at analyzing the mythopoetic ‘wisdom’ in Robert Graves’s The White Goddess.”
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if she were an honorary man” (446-447). In a sense, this is exactly what Plath was trying to achieve – to write as a woman in her own right, and not as part of the exclusively male literary canon. However, on the other hand, it is this idealisation of femininity that her poems deconstruct, paradoxically by employing the motifs from Graves’s study, but revising them and imbuing them with a force of her own. 3. the mythopoetic potentials of whiteness Jo Gill (2008: 118-119) wonders: “Might it not be that Plath consciously uses mythological tropes as just one of many imaginative and aesthetic strategies? Might we not say that she exposes myth?”. If not precisely debunking myths, one must admit that Plath’s idiosyncratic approach does reshape them. Ostriker (1982: 72) explains that “revisionist mythmaking” implies confronting and re-appropriating myth in order to restage established, accepted modes of thought and rationality. As early as 1950, long before she was introduced to Graves’s study, Plath (2000: 8) wrote in her journal, which for her was a frequent mode of literary exercise: “A sudden slant of bluish light across the floor of a vacant room. And I knew it was not the streetlight, but the moon. What is more wonderful than to be a virgin, clean and sound and young, on such a night? … (being raped.)”. The moon’s glow is already attributed conflicting and ambiguous qualities. While initially compared to virginity and cleanliness, it is abruptly made complex with connotations of perverse sexuality. Dispelling the myth of an idealised purity conventionally attached to the colour white was at this point in its beginning stages for Plath, experiencing its birthing moments in her early poetry. Whiteness in Plath’s poems will turn out to be much more frequently connected with barrenness, madness and grief, than with idealised perfection, which, if present, is so in the sense of pure sterility, ultimately unreachable and undesirable. Plath’s vision of the moon, and whiteness in particular, is complex and often overarching. “The moon, that double symbol for Plath of sickness and normality, death and life, witch and protector” (Dickie 1982: 3) is never a simplistic presence. For Kroll (1976: 21), Plath’s use of the moon imagery referencing the Moon-muse “symbolizes the deepest source and inspiration of the poetic vision, the poet’s vocation, her female biology, and her role and fate as protagonist in a tragic drama.” The conventional classification of Sylvia Plath as a “death poet” becomes, upon closer examination, an oversimplified generalisation, primarily because Plath’s symbols never involve solely the phenomenon of death, but are rather built around the process of metamorphosis/transformation. Therefore, we ought to “understand her fascination with death as connected with and transformed into a broader concern with the themes of rebirth and transcendence” (Kroll 1976: 5). Lipar / Journal for Literature, Language, Art and Culture / Year XVIII / Volume 63
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3.1. The complexity of the moon imagery Several of the fifty poems classified as juvenilia in the Pulitzerawarded, posthumously published The Collected Poems (1981) exemplify Plath’s first poetic modelling of her mythic symbolism. “Metamorphoses of the Moon” and “Moonsong at Morning” employ moonlight in a more self-absorbed, associative manner than is the case in Plath’s later poetry. In “Metamorphoses of the Moon,” the moon serves as a platform for contrasting two worldviews – the one based on an imaginative, potentially mythological perception of reality, where “innocence / is a fairy-tale,” and a more ratiocinative one, whose dominance is questioned in that “intelligence / hangs itself on its own rope” (Plath 1981: 308). The moon’s mysterious, irrational constitution is further developed in “Moonsong at Morning” where it contrasts the sun and its scorching effects. When “each sacred body / night yielded up / is mangled by study / of microscope” (317), the human subject is swallowed up by their reflection in the mirror, drowned in what realism purports to be real. In Plath’s early verses, such as the poem “A Mad Girl’s Love Song,” commonly included in the appendix to her novel The Bell Jar, she toyed with moon images synaesthetically. The poetic speaker confesses: “I dreamed that you bewitched me into bed / And sung me moon-struck, kissed me quite insane. / (I think I made you up inside my head.)” (Plath 1953). The moon is tied up with irrationality and borderline states, but it appears predominantly in an attributive context. Aird (1973: 101)5 points to this “progression from the largely denotative significance of words in [Plath’s] early poetry to their referential value in her later poetry”. An example of such development would be Plath’s 1956 poem “Recantation,” which establishes a contrast between the “black pilgrimage” and the “moon-pocked crystal ball” (Plath 1981: 41), where the crystal ball does not provide reassuring comfort in being able to foretell the future. It might seem that here the image of whiteness is predominantly descriptive, but already it subtly articulates a grander symbolic framework. The crystal ball’s fullness and baldness is crossed with the pocked surface of the moon, which from a distance gives off the impression of smoothness and homogeneity, but upon closer inspection reveals spaces of diversity. Predicting the unknown rests reserved for divinities whom we cannot understand, but only read and interpret – just as the crystal ball offers its whiteness as prophetic, it likewise implies indifference and ultimate indecipherability, while the responsibility for future action lies solely with the individual subject. Aird (1973: 104) sees “Moonrise” as a transitional poem from early to a more mature symbolic integration in Plath’s oeuvre, saying that it manages to “internalise the perceived external details and relate them more immediately to experiences of the mind”. The poem demonstrates 5 Kroll (1976: 21) likewise references this dividing line in Plath’s poetry between “the early extraneous references and the late symbolically integrated ones.”
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Plath’s investment in Graves’s mythic paradigm by mentioning in its opening lines the “[g]rub-white mulberries” (Plath 1981: 98), fruit sacred to the Triple Goddess (Graves 1962: 70). The entire poetic effect rests upon the symbolic unity of its images. The lexeme white appears a staggering 22 times in the 30 lines of the poem, and it greatly qualifies its meaning. The poetic narrator identifies with whiteness, poking through the mulberries which undergo ripening and reddening. “White bruises toward color, else collapses” (Plath 1981: 98). Aside from the transitioning colours, the relevance of all else fades for the speaker, and while whiteness is symbolic of death and rationality, its meaning is complicated by its transformative potential and unstable nature. The lunar transformations – the maturing, ripening, the culminating redness shading into blackness, the failure to conceive, death, and the repetition of this process – all point to the cyclical structure of the universe and the poetic narrator’s existence. Menstruation taken as the subject of poetry proves both life-affirming and devastating, which the moon exemplifies in its embodiments. The lunar goddess, Lucina, who assists women in childbirth, appears in the poem in a double sense. Her presence marks the white sterility of the lunar transformations, which coincide with women’s menstrual cycle and the monthly failure of conception, but she likewise controls the tides, which symbolise birth and creation – “The white stomach may ripen yet” (Ibid). Moreover, she drags “our ancient father at the heel, / White-bearded, weary” (Ibid), controlling the masculine principle along with the metamorphic cyclical nature of life. The male presence in Plath’s poetry has always occupied an extensive portion of critical literature. The “grandiose colossus” (Plath 1981: 36) in “Letter to a Purist” is indicative of the governing image of Plath’s collection The Colossus and Other Poems, where the colossus is identified as a dominant, even sinister male figure, subsumed under the symbol of the sun, which contrasts and supplements the moon. The moon is impeccable in this poem; it embodies disinterested perfection and is the viewing landscape of the colossus, which is both the poetic speaker’s love and fool. The whiteness of the moon and its purity are portrayed as distant and unreachable for mortals, who are made up of “the muck-trap / Of skin and bone” (37). In “The Colossus,” the whiteness penetrates the imposing statue – his eyes contain the “bald, white tumuli” (129); while the surrounding landing is made of “blank stones” (130), upon which the narrator refuses to wait any longer. The awe-inspiring sterility of the eyes is a graveyard, and the poetic subject realises the necessity of detaching herself from such a fatherly figure, whether actual or symbolic as male/poetic influence. The separation itself is portrayed ambiguously since the alluring redness is still out of reach for the narrator. Another frequent symbol of masculine presence in Plath’s poetry, aside from the colossus, is the yew tree. In The White Goddess, the yew tree is listed as associated with death and blackness (Graves 1962: 119), which is a collocation Plath employs in “The Moon and the Yew Tree.” While initially Lipar / Journal for Literature, Language, Art and Culture / Year XVIII / Volume 63
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written as an exercise in poetic form, this poem contains motifs which permeate a significant portion of Plath’s mature verse. A contrast is established between the moon and the yew tree, which has a Gothic shape and points upwards, establishing a connecting direction for the poetic narrator. The moon is no door. It is a face in its own right, White as a knuckle and terribly upset. It drags the sea after it like a dark crime; it is quiet With the O-gape of complete despair. I live here. (Plath 1981: 173)



The speaker of the poem locates a maternal influence in the moon, who is disinterested and “not sweet like Mary,” given that the “moon sees nothing of this. She is bald and wild” (Ibid). The whiteness of the female moon carries in these lines connotations of death and despair, and while it contrasts the blackness of the yew tree, which arises from the ground as a dominant male figure, it corresponds to the tree with its dismal appearance. The O-gape the moon creates is the habitat of the poetic narrator, who cannot relate to the moon’s cold holiness. Its perfection is inaccessible, since the moon is no door, and oppressive in that the speaker desires a loving relationship with the maternal female goddess, but does not receive anything resembling Christian mercy or love. The wild nature of the moon could be interpreted as the untamed womanhood which does not arise from a patriarchal construction, but is yet to be experienced in its own right. A claim to such powerful imagery will later be made in some of Plath’s most accomplished lyrics, “Lady Lazarus” being a case in point. The moon’s O-shape appeared before in “The Rival,” in which the lunar goddess is no mother, but competition, “something beautiful, but annihilating” (166). The confrontation with one’s own nature is put forward as eternal (“White and blank, expansive as carbon monoxide”), and if one fails in responding to the demands of the rival, she risks waking “to a mausoleum” (Ibid). Furthermore, while a source of inspiration, the perfected whiteness of the moon is also devastating – it governs human life and behaviour, but it shows no sympathy for human suffering. In “The Munich Mannequins,” “[p]erfection is terrible, it cannot have children. / Cold as snow breath, it tamps the womb / Where the yew trees blow like hydras” (262). The relationship this kind of perfection establishes with the perfection of the lunar goddess is difficult to decipher, but as human, and more specifically female, nature can be oppressive and challenging, so are social constructs of “perfection” equally constricting. The mannequins give into the yew trees – the masculine principle, professional demands, social pressures – retaining their perfection in a formal sense, but failing to conceive life, whether it be an actual new-born child, or any kind of creative, authentic output. Purity is further explored in the poem “Fever 103°,” where the poetic narrator undergoes a series of transformations, while overcome with high 192
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temperature. The atmosphere built by the imagery of the poem is both hellish and heavenly. The speaker is initially surrounded by “tongues of hell”, “baby in its crib / […] Radiation turned it white / And killed it in an hour”, “Hiroshima air”, and sin (231). She is wondering what purity signifies, and concludes “I am too pure for you or anyone. / Your body / Hurts me as the world hurts God” (232). The cleansing brought on by the fever transforms the speaker into “a pure acetylene / Virgin” (Ibid), her head previously compared to the moon, indicating the White Goddess, who stands for metamorphosis (Graves 1962: 24). The colourless acetylene symbolises death, but in these mature poems, death is irrevocably connected with rebirth, as in the case of “Fever 103°,” where the female narrator experiences “(My selves dissolving, old whore petticoats) – / To Paradise” (Plath 1981: 232). The progression toward self-sufficient independence occurs in a surreal liminal state, when change is possible. It also appears that metamorphosis is not temporary, but a permanent condition of the speaker, who while participating in the world around her, does so by reconstituting its mythologies. She is resurrected through sheer creative force. 3.2. Other aspects of whiteness in the poetry of Sylvia Plath Perhaps the most obvious example of how Plath mythologised her imagery arises from the comparison between “Whiteness I Remember”, written in 1958, and the poem “Ariel” from the eponymous collection, containing Plath’s most explosive and most authentic poetry. Both poems concern a symbiosis accomplished between the poetic speaker and her horse, forwarding a notion of nature as a source of inspiration and a haven from the oppression of external forces. “Whiteness I Remember” is stylistically polished, with long, elegant lines, ending in “all colors / Spinning to still in his [the horse’s] one whiteness” (Plath 1981: 103). While the downright power of the horse as a continuation of the poetic narrator’s creative strength is obviously aimed at, the imagery is constricted by the physical nature of riding. In “Ariel,” on the other hand, such constrictions are released into an idiosyncratic and strangely metaphysical merging of the narrator and her horse. “Whiteness I Remember” functions, according to Wagner-Martin (2003: 117), as “a kind of ur-text for ‘Ariel’,” which then goes on to celebrate movement in the transformative progression of the female speaker, who is simultaneously “God’s lioness”, “White / Godiva”, and the arrow that “flies / Suicidal, at one with the drive / Into the red / Eye, the cauldron of morning” (Plath 1981: 239). Contrary to claims made within biographical criticism, by describing herself as suicidal, the poetic narrator does not allude to actual death, or at least Plath’s mythopoetic paradigm does not suggest so. Appropriating the qualities of the White Goddess, she unleashes the strength absorbed from Ariel, in addition to her own creative potential, and suffers a transformation through heat and Lipar / Journal for Literature, Language, Art and Culture / Year XVIII / Volume 63
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redness. In “Ariel”, redness appears in the context of the morning, which implies a beginning, a rebirth, a powerful recuperation. Plath’s two earlier poems, written while she was in hospital on account of an appendectomy in 1961, “In Plaster” and “Tulips”, both contain the imagery of whiteness as symbolic of intricately connected ideas. The cast in “In Plaster” is contrasted with the speaker’s body, but the two are likewise perversely attached to one another: “There are two of me now: / This new absolutely white person and the old yellow one, / And the white person is certainly the superior one” (158). The plaster resembles the moon in its attributes, being white, beautiful, and strong. The female narrator is afraid of its perfection – an idealised version of femininity imposed by societal institutions. However, she soon realises that the plaster has “a slave mentality” (159), and that it wants the speaker dead because she is the one who is in fact real. While she is aware of her infirm body, supported by the plaster for such a long time, she finally sees through it as her “own coffin” (160) and desires freedom. “In Plaster” contains some of the most powerful closing lines, affording its female narrator the vocabulary to oppose the oppressive normative constrictions: Now I see it must be one or the other of us. She may be a saint, and I may be ugly and hairy, But she’ll soon find out that that doesn’t matter a bit. I’m collecting my strength; one day I shall manage without her, And she’ll perish with emptiness then, and begin to miss me. (160)



“Tulips” latches onto the imagery realised in “In Plaster.” The poetic speaker is once again hospitalised, but this time the whiteness completely surrounds her and is embodied in all that numbs her ability to feel. The hospital is a winter-stricken environment where the female narrator becomes detached from reality and from herself: “As the light lies on these white walls, this bed, these hands. / I am nobody; I have nothing to do with explosions” (Ibid). She is stripped down to utmost purity, relieved of any attachments, be they pressing baggage or “loving associations” (161). The state of numbness is oddly appealing to the speaker, who welcomes effacement: “I only wanted / To lie with my hands turned up and be utterly empty. / How free it is, you have no idea how free” (Ibid). Having given in to the death drive, she enjoys stasis and is hurt by all that is alive: “The tulips are too red in the first place, they hurt me. / […] Their redness talks to my wound, it corresponds” (Ibid). The tragedy of the speaker lies in her desire to dematerialise, to escape whatever makes her mortal. By employing moon-related imagery to describe herself as “flat, ridiculous, a cut-paper shadow / Between the eye of the sun and the eyes of the tulips” (Ibid), she identifies with the lunar goddess and her perfected purity, although the permanence of such a pain-free existence proves unsustainable. The poem ends in a reference to the sea, controlled by the moon, which allowed the 194
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female speaker a period of detachment, but now demands a return to the imperfection of troubled human survival. The metamorphoses are inevitable and require incessant sacrifice: And I am aware of my heart: it opens and closes Its bowl of red blooms out of sheer love of me. The water I taste is warm and salt, like the sea, And comes from a country far away as health. (162)



A corresponding symbolism permeates Plath’s final poem, written on 5 February 1963, entitled “Edge.” It opens with familiar imagery, until in the second line the poetic speaker begins describing a woman who is no longer alive: “The woman is perfected. / Her dead / Body wears the smile of accomplishment” (272). As previously indicated, death in Plath’s poetry need not necessarily be interpreted in a literal sense, and taking into consideration the accomplished complexity of her mythopoetic vision, it probably should not. The appeal of such an interpretation is hard to resist primarily on account of Plath’s actual death six days after “Edge” was written. However, to disregard rebirth as a vital component of Plath’s lyrical mythology would be detrimental to the interpretation of her opus. “Edge” portrays the scene of a dead woman with Each dead child coiled, a white serpent, One at each little Pitcher of milk, now empty. She has folded Them back into her body as petals Of a rose […] (272-273)



This tableau is reminiscent of the death of Shakespeare’s (1988: 136) Cleopatra, who upon placing one of the serpents on her chest calls it the “baby at my breast / That sucks the nurse asleep”, which affords the dignity of ancient tragedy to the scene in “Edge.” The children again need not be interpreted as actual children, but as the more figurative progeny of the woman who is undergoing a rebirth, like the phoenix which arises from its own ashes. Naturally, the moon closes the poem, overlooking the scene in a typically disinterested manner: “She is used to this sort of thing. / Her blacks crackle and drag” (Plath 1981: 273). When one is familiar with Plath’s idiom, it becomes obvious that the uninvolved moon does not imply pessimism, but an overarching presence of a divinity which enables the crackling of life. The moon drags the waters of life, rebirth, and transformation, which is the legacy Plath has successfully integrated into her poetic oeuvre. Lipar / Journal for Literature, Language, Art and Culture / Year XVIII / Volume 63
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4. conclusion While the analysed aspects of the mythopoetics of whiteness in Plath’s poetry indicate a diversity of potential interpretations, the images of whiteness also ironically point to a lack which permeates Plath’s poetry and which has often found place in the criticism accusing her of narcissistic exploitation and appropriation of motifs used to signify only the experience of white, middle-class women6. However, although these insights do indicate a restrictedness of thematic scope, they should not be understood as discrediting Plath’s literary achievements. While the polyphony of voices present in her poetry is not all-inclusive, such comprehensiveness was probably never to be expected from her deeply personalised writing in the first place. Plath’s vision is unique and powerful in its own right, and her re-appropriation of mythic patterns for the sake of creating an authentic female poetic microcosm is highly allusive and symbolically rich, as this paper hopefully demonstrates. Sylvia Plath managed to model her oeuvre to partially coincide with her life, which she mythologised for that purpose. Such poetic methodology does not imply a confessional inappropriateness, especially when one takes into consideration the mythopoetic force her symbols were imbued with, whiteness and the moon being specifically relevant in this context. When approaching her poetry without prejudice and presupposed authorial functions, Plath’s voice resounds with culminating force to this day, which only shows that the poetic world she created is autonomous, complex, and still powerfully transformative.
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Hooks ²2000: b. hooks, Feminist Theory: From Margin to Center, London: Pluto Press. Kroll 1976: J. Kroll, Chapters in a Mythology: The Poetry of Sylvia Plath, New York: Harper & Row. Matović 2013: T. Matović, Stvaralaštvo Silvije Plat: strastvene apokalipse jednog feniksa, Beograd: Zadužbina Andrejević. Matović 2017: T. Matović, Private history of the traumatized self in Sylvia Plath’s The Bell Jar, in: B. Vujin and M. Radin-Sabadoš (eds.), English studies today: words and visions: selected papers from the Third International Conference English Language and Anglophone Literatures Today (ELALT 3), Novi Sad: Faculty of Philosophy, 141-152. Meletinsky 1998: E. M. Meletinsky, The Poetics of Myth, New York & London: Routledge. O’Rourke 2004: M. O’Rourke, Subject Sylvia, Poetry, 183 (6), 335-344. Ostriker 1982: A. Ostriker, The Thieves of Language: Women Poets and Revisionist Mythmaking, Signs, 8 (1), 68-90. Plath 1953: S. Plath, A Mad Girl’s Love Song, , 10.04.2017. Plath 1981: S. Plath, The Collected Poems, T. Hughes (ed.), New York: Harper & Row. Plath 2000: S. Plath, The Unabridged Journals of Sylvia Plath, 1950-1962, K. V. Kukil (ed.), New York: Anchor Books. Shakespeare 1988: W. Shakespeare, Antony and Cleopatra, D. Bevington (ed.), New York: Bantam Books. Wagner-Martin ²2003: L. Wagner-Martin, Sylvia Plath: A Literary Life, Basingstoke: Palgrave Macmillan Ltd. Wagner-Martin 2006: L. Wagner-Martin, Plath and contemporary American poetry, in: J. Gill (ed.), The Cambridge Companion to Sylvia Plath, Cambridge: Cambridge University Press, 52-62. Тијана Матовић / МИТОПОЕТСКИ АСПЕКТИ БЕЛИНЕ У ПОЕЗИЈИ СИЛВИЈЕ ПЛАТ Резиме / Поетски опус Силвије Плат прожет је мотивима полиморфног месеца, белине или потпуног недостатка боје, приказаног као прозирно, болешљиво, стерилно бледило. Циљ овог рада јесте анализа симболике остварене кроз горепоменуте мотиве у поезији Силвије Плат, који припадају далеко комплекснијој парадигми од једноставног, директног упућивања на конвенционалне асоцијације које се везују за белу боју, попут плодности, невиности, чистоте и сл. Путем компаративне анализе одабраних песама Силвије Плат са најистакнутијим кључним мотивима релевантним за овај рад, жели се пружити опис јединственог симболичког система у датој поезији, који измешта устаљену концепцију феминитета. Студија Роберта Грејвза Бела богиња умногоме ће допринети разноврсности интерпретативних приступа, али ће истовремено пружити и референтни оквир за повремено контрадикторну аналитичку дедукцију. Митопоетски микрокосмос који је Силвија Плат остварила у својој поезији разоткрива меандрирајућу прогресију њеног сензибилитета, од раних стихова „Изласка месеца“, до њених зрелих песама попут „У гипсу“, „Лала“, „Месеца и тисе“ и „Ивице“. Слика жене као богиње суштински повезане са природним светом бива деконструисана, док је богиња као фурија поетски трансформисана како би задовољила потребе женског поетског наратора, смештене подједнако и у другу половину 20. века и у митопоетску димензију аисторијске стварности.
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TRACES OF THE MISSING POET: THE HORNBOOKS OF RITA K



The text focuses on Robert Kroetsch’s long poem The Hornbooks of Rita K dealing with the fragmental structure of the poem, the role of the poet and the function of the poem. By using Kroetsch’s game theory based on the free combination and play with many poetical fragments, the author of the text points to an active and creative role of the reader in giving the final meaning to the poem. Key words: Robert Kroetsch, The Hornbooks of Rita K, poetical fragments, experimental, decrypt, alter personas, traces



With The Hornbooks of Rita K (2001), Robert Kroetsch continues his long tradition of long poems after his famous The Ledger (1975), The Stone Hammer Poems (1976), Seed Catalogue (1977), the collection of long poems Field Notes (1981). In his poems, Kroetsch releases his poetic energy through meditations on everyday objects like the stone hammer, the ledger, the seed catalogue, the hornbook. In The Hornbooks, Kroetsch focuses his attention on the hornbook. The explanations of the term hornbook set us on the journey of discovering the meaning of the fragments, the function of the poet and the poem, the role of us as readers of the fragments ordered with no order. The play with opposites, with different multiple meanings and functions in the poems, the juxtaposition of terms is something that underlines Kroetsch’s literary talent as postmodern. In the epigraph of the book Kroetsch offers several definitions of the term hornbook: as “a leaf of paper containing the alphabet, the Lord’s Prayer, etc., mounted on a wooden tablet with a handle, and protected by a thin plate of horn” or as “a treatise on the rudiments of a subject: a primer” (Kroetsch 2001). Rita Kleinhart, the prairie poet, writes hornbooks that are primers with vague meanings left for the readers to understand. In hornbook #4, Rita’s lover, Raymond, meditates on the term as a “book one page in length” (Kroetsch 2001: 25) that “says its say” (Ibid) opposing what Rita’s poems fail to provide: “the clarity of the exact and 1 [email protected] Lipar / Journal for Literature, Language, Art and Culture / Year XVIII / Volume 63
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solitary and visible page” (Ibid). Raymond, the poet too and the editor, sorts out through hornbooks in Rita’s prairie farmhouse trying to make sense of what’s left behind. The book’s genesis starts form its first fragmentary appearance in 1993, The Poetics of Rita Kleinhart, published in West Coast Line and is developed through its intermediate shape as a chapter called “The Poetics of Rita Kleinhart” in A Likely Story: The Writing Life (1995) to a complete text titled The Hornbooks of Rita K. In the meantime, some poetical fragments were published in journals or appeared in public readings worldwide. The change in the title informs us that the author himself shifted from his normative approach to literature by looking at the text as a poetics to redefining the text by using a more traditional and obsolete term “hornbook” announcing its role as an instructive book for beginners. The book has undergone several transformations. In A Likely Story Kroetsch explains that: “This is (not) an autobiography” (Kroetsch 1995: 217) in the acknowledgements, stating that the essays are “fugitive pieces” and are concerned with his writing life not his personal life. In The Hornbooks of Rita K, the archivist Raymond tries to order the remaining fragments on his lover Rita Kleinhart saying that “I am attempting to write an autobiography in which I do not appear” (Kroetsch 2001: 29), describing her approach as that of a “collective biography [which] could not be located in a system of beliefs or a narrative of origins. It could only be located, literally and momentarily, in back doors” (10). Kroetsch uses back doors as an “escape from transcendence” (Ibid) and a labyrinth of influences grounded in the law of chaos, for the poetical fragments and multiple influences are scattered throughout the book with no order. This confirms Kroetsch’s idea that “chaos is the only order” (Kroetsch 1966: 101) and guides the reader towards digging under the different layers of meaning and discovering deep structures of order. In this very complex text, Kroetsch employs such backgrounds as Dante’s The Divine Comedy and the lives of Japanese poet Ryokan as well as the texts of the Chinese poets Li Po and Tu Fu. As far as the structure of the book is concerned, the ninety nine numerically identified fragments/hornbooks in three parts with one prologue correspond to The Divine Comedy’s thirty three cantos in each of the three journeys plus one canto comprising the magic number one hundred. The Hornbooks of Rita K consists of a total of one hundred and twelve hornbooks, including the abovementioned ninety nine fragments, while the rest are written in a form of a letter or a short title poem. There are also two Archivist’s Notes. In this collection of poems, Kroetsch further explores his innovative and experimental approach to poetry. The Hornbooks are about Rita K, who disappears mysteriously one day, on Kroetsch’s 65th birthday, from the Frankfurt Museum of Modern Art. The author of the book is Raymond, who lives on the prairies and who traces the life of his beloved Rita by way of the fragments she had left. Both Rita and Raymond appear as doubles 200
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of Robert Kroetsch, the poet and the scholar. Rita is both like and unlike Kroetsch. Like him, she travels all around the world lecturing and trying to write “an autobiography in which I do not appear” (Kroetsch 2001: 29). Unlike Kroetsch, she lives on a ranch in the Battle River Valley in Alberta. The book becomes Kroetsch’s attempt to imagine himself as a poet and what might have been if he had not left his home. But like the missing Rita K or the missing poet from the text, this book of poetical fragments is about what is not rather than about what is. Or it is both about presence and absence. By tracing Rita’s life, Raymond faces the dilemma: The question is always the question of trace, What remains of what does not remain? (8)



According to Raymond, Rita disappeared in the Frankfurt Museum of Modern Art while viewing “a framed painting” (37), “Twilight Arch” by James Turrell. Her contemplation on the minimalist and conceptualist “absence of an image” (84) corresponds to our contemplation on her poems on which we cast a new light of awareness as readers. “Poetry is a changing of the light” (Ibid) which we use to enlighten our perception of the world. While trying to position himself in writing to somebody else, the other, Raymond engages in an act of narcissistic alienation. He shares the same emotional agony which the Chinese poets Li Po and Tu Fu experience. The Chinese poets are famous for their powerful poems about loneliness and separation. In addition, while missing their female counterparts, they suffer a possible loss of self in the face of that absent subject and employ writing in the form of letters, post-cards, glosses, the act which replaces an approach to woman. The problem of the disappearing female figure is one of Kroetsch’s obsessions in poetry. The missing woman, the lost love object, signifies the absent mother for Kroetsch and as he says: I kept the mother figures, especially, very silent at the center of the writing, partly because my own relationship with my mother was so painful, that I’ve only recently even put it into print at all. … I think some of the female presence in my book is almost a parody of the absence which is really what the book is about (Neuman, Wilson 1982: 22).



Raymond tells Rita of the loss of the mother in the book. The loss was replaced by language, words, poems. Poetry comes at the expense of the female presence: The day they brought my mother’s body home to our house for the wake, I went up the low hill behind our house. Rita, I wanted to tell you this. I went to a hollow beside a large round rock, and I curled up in that hollow and I cried until I had cried out my life. After that I was empty enough to be a poet. (36) Lipar / Journal for Literature, Language, Art and Culture / Year XVIII / Volume 63
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By transgressing gender, Kroetsch makes Rita Kleinhart his alter ego, his ideal female persona, whom he conceives as one of his many doubles in this book of fragments. Raymond is Rita’s lover, reader, archivist, who exchanges places with Rita, occupying her abandoned house, determining the relationship between self and other, poet and poem, reader and poem. We have made a small trade, you and I. I occupy your abandoned house. Therefore, by your crystal logic, it is who am missing from the world, not you. But surely it is, always, the poet who is absent from the terrors of existence, not the reader. (54)



By addressing “you” and “I”, Raymond addresses the absent Rita both as the writer and the reader of his text. He also addresses us readers, who occupy the “abandoned house” of a poem which the poet had left behind. Raymond, who delivers “confidential documents from place to place” (25), is associated with Hermes, who is one of Kroetsch’s favorite mythical figures. Hermes has access to the underworld, and this role links him to The Divine Comedy when a man is guided through the Inferno and Purgatorio. This role could also be related to the reader’s journey through the labyrinth of Kroetsch’s poetics in search for meaning. As Virgil as a guide is replaced by Beatrice, who is the epitome of virtue, beauty and wisdom, Raymond slips into another role, that of the other who is the author himself or Rita herself. Rita Kleinhart is an ideal figure and persona of the author Robert Kroetsch. As a poet, Rita loves language games and has a profound distrust in traditional ways of rendering reality like Kroetsch himself. Both Rita and Raymond are autobiographical figures. As Hermes figures, they recollect and sketch Rita’s poetics and life, change and reinvent material they come across. A thief and recreator of her poetry, Raymond asks: “Did Rita write those exquisite lines, or did I?” (21). The reader immediately faces the author’s concern with the originality of a work of art. In The Hornbooks, meditating on the function of art and poetry, the poet also asks: “What’s the poetic function of the hand?” (31) and answers by asking another question: “Is not poetry a questing after place, a will to locate?” (30). Kroetsch connects the function of poetry to a sense of place. His long poems The Ledger and Seed Catalogue are also attempts to recreate his native place and home. For Kroetsch, the poem is stored in memory. What we think and read and write is the memory of what was never made present or seen. The memory is the memory of trace, a fragment which makes poetry possible, the very possibility of life, for “to take poetry into one’s hands is to take one’s own life into one’s hands” (45). The possibility could be the trace of a ’dream of origins’ or a ’local pride’, or the narrative of origins which 202
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Raymond as the inventor of the text on Rita K tries to compile, or it could be the erasure and the absence because erasure constitutes the trace as trace, makes it, like the snow that Rita admired, “disappear in its appearance” (Derrida 1982: 84), “disappear into art” (40). The poet explains in The Hornbooks: We turn to speak and confront an absence. Thus we become, all of us, poets. (53)



The poet’s attempt to de-create and recreate the life of Rita K, the missing object of desire, is related to the memory of what had been and what had remained. His long poems and fiction comprise a kind of biographical and textual traces of the place and the narrative of origin associated with the prairie where he grew up. His poems and stories are his memories about the home that had been and that can only exist in the present moment of memory, experience, and text. Starting from his early meditation on the task of the poet in his essay “Unhiding the Hidden,” Kroetsch claims that At one time I considered it the task of the Canadian writer to give the name to his experience, to be the namer. I now suspect that on the contrary, it is his task to un-name. (Kroetsch 1989: 58)



Kroetsch further elaborates on his notion of un-naming and de-creation and asks through Raymond in The Hornbooks: What is poetry but a resistance to its own urgency? The body is. The body does. The rest is all a vague because. (75)



This notion of poetry encompasses that every poem is “a casting out, an abandonment” (101), “the poem as vacated crypt. As wound. As pothole” (Ibid). The poem is a puzzle left on the page to be turned into another reality and possibility, for “what after all is a poem but a longing for a possible reality?” (95), asks Kroetsch in the book. The poet is much more trivial and related to the real world. He is dependent on the petty technological innovations: As poets we attribute to ourselves the poems we record on paper. The presumption of the poet is one of technology’s petty tripumphs. (43)



The poet’s advice for a young poet is to focus on something as substantial as breakfast can be and then reflect on it: Have bacon (four strips, preferably) and eggs (two, sunnyside up), Lipar / Journal for Literature, Language, Art and Culture / Year XVIII / Volume 63
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hash browns with ketchup, toast (white) with real strawberry jam, a glass of orange juice (small will do), and three cups of black coffee; then mark one of the following (please, not with an X): (92)



The reflection on the trivial turned into sublime by the poet who leaves the poem as “an empty house” leaves the space for the reader to assert his presence and to decrypt the poem. The opposites once again touch themselves at poignant junctures. The scattering of the author’s self within the text by adopting different names, opposite gender positions and even ghost-like incarnations is central to the poem. “Hornbook #52 makes mention of a ghost that Rita claimed was somehow herself” (45). She had the sensation that the ghost, not she, was Rita Kleinhart. The character who insists that the house and the poetry itself are haunted by a ghost becomes very much a ghost figure himself. Raymond related that Rita labeled him a ghost: I once remarked to Rita (we were seated on the deck of her ranch house; we were holding hands): I am at most a guest, at best a ghost. At best a ghost aghast, she emended. (55)



Kroetsch places his autobiographical ghosts in his house of poetical exchanges. In that context, Raymond’s presence in the poem stresses the necessary absence of another poetical figure for the sake of the many possibilities both language and works of art can offer. She adds that “some days poetry is a dialogue with nobody” (42). But who is the poet in The Hornbooks? Or how many poets are there? And who is the missing poet? Unlike Rita, Raymond is the editor, archivist, and archaeologist who collects the fragments, other people’s documents and scraps trying to compose the meaningful whole. Rita K is definitely the poet who is present through her art. Rita is the “goner” who erases her presence from the literary scene recreating the world into another possibility of language: We recognize in these unlikely lines her wish to erase herself from the literary scene. She is, here, as good as gone. A goner. She abjures sense as we think we know it. She tells us there is another possibility in language and she is on her way to asking what it is. She adds on a postcard apparently intended for herself but never mailed. Some days poetry is a dialogue with nobody. (42)
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For Raymond, Rita, the poet, “must return” (69), and he seeks to make her reappear in his writing. Kroetsch, who has his doubles Rita and Raymond in the book, is the absent poet who escaped from the terrors of existence. The dispersal of the self within the text by adopting different names, opposite gender positions, roles, Kroetsch’s many alter egos, is a central element of his poetics. Raymond, who delivers “confidential documents from place to place” (25), is one of his protean-trickster figures and his poetical alter ego. Like his favorite Hermes figure in the poems, Raymond is a thief and a creator, and by trying to sketch Rita’s life and writing, he is concerned both with the originality of the text and the authenticity of the poet. He asks: “Did Rita write those exquisite lines, or did I?” (21), and tells Rita “that a poem is a fractal” (69), the notion he resents by trying to recreate Rita’s poetics out of traces. Rita is an ideal female figure and persona of Robert Kroetsch too. In “The Kyoto Mound” fragment, there appears another of Kroetsch’s alter egos, a character named Robert, Rita’s friend in Japan. While reflecting on the nature of Japanese poetry, Kroetsch exchanges his position with the Japanese poet Ryokan, his partner Teishin, and the Chinese artists Li Po and Tu Fu. Apart from his many identities as textual creations, game is an important part of Kroetsch’s creative process too. The free combination of poetical fragments, the play with many personas, is the invitation for the reader to participate actively in decoding of disguised traces and to search and invent the author of the text. Each fragment is its own story, a poem in itself, and, as he explains in “For Play and Entrance: The Contemporary Canadian Long Poem” (1980), they are “poems in which archaeology supplants history; an archaeology that challenges the authenticity of history by saying there can be no joined story, only abrupt guesswork, juxtaposition, flashes of insight” (Kroetsch 1989: 119).
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Тања Цветковић / ТРАГОВИ НЕСТАЛОГ ПЕСНИКА: THE HORNBOOKS OF RITA K Резиме / Рад се бави дугом песмом Роберта Кроуча која носи назив The Hornbooks of Rita K. Аутор се у тексту осврће на фрагментарну структуру песме, улогу песника као и функцију песме. Користећи Кроучову теорију игре која се заснива на слободној комбинацији поетских фрагмената, аутор текста указује на активну и креативну улогу читаоца у креирању коначног значења песме. Кључне речи: Роберт Кроуч, The Hornbooks of Rita K, поетски фрагмент, експериментални стил, алтер персоне, трагови, декодирање Примљен: 8. јануара 2017. Прихваћен за штампу јуна 2017.
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ICT-MEDIATED EDUCATION AND THE PROSPECTS OF THE KNOWLEDGE SOCIETY IN THE FORMER YUGOSLAVIA, WITH A FOCUS ON BOSNIA AND HERZEGOVINA



This paper looks into the prospects for the transition of some post-Yugoslav societies, with the main focus on Bosnia and Herzegovina, to the Knowledge Society, in light of the political and socio-economic changes in the region in the last twenty-five years. It considers the possibility of their implementing social and cultural paradigms taken to characterize the Knowledge Society as grounded in the use of information and communication technology and hybridizing their cultures. Also considered are the perceived benefits and drawbacks of ICT-mediated education, taking into consideration technology itself, as well as politics, the economy, and the dichotomy of what is implementable formally and informally. Some of the arguments used to support the conclusions of the paper refer to Ivan Illich’s unorthodox social philosophy, which proposed radical deinstitutionalization of society, including schools. Illich’s ideas are revisited in light of the failing economies and degrading societies of the post-Yugoslav nation-states, as well as of the potential of massive open online courses, or MOOCs, as an instrument of alternative or informal education. While education technology, with its distance and online learning and MOOCs in particular, might make education more egalitarian and widely accessible, its use must be considered bearing in mind its actual benefits for different social groups and individuals, as well as the implications and sine qua non for whole societies transitioning, or aspiring to transition, to the Knowledge Society, and not simply the Knowledge Economy. Key words: Knowledge Society, transition, culture, acculturation, ethnicity, ICT, education, MOOCs.



1. INTRODUCTION: THE CULTURAL RESILIENCE AND



PLASTICITY OF INDIVIDUALS AND GROUPS “Not for Publication” is a story by Nadine Gordimer (1956) about an 11-year-old native African beggar, who is taken off the streets and offered foster care by an English woman missionary. Recognizing the boy’s academic aptitude, she decides to provide him with the best Western education he can get. If the boy is raised and educated to know about the Western world, he might become a tribal or national leader, one who will be able to help his community cope with the intricacies of (post)colonial Africa. 1 [email protected] Lipar / Journal for Literature, Language, Art and Culture / Year XVIII / Volume 63
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The boy’s progress is marvellous, and he has to leave his native village a second time, to continue schooling in the city. He masters everything he is instructed, and even develops a liking for Western pastimes. One day, the boy goes missing, without his mentors’ by-your-leave. They are at a loss, and the author gives no hints. But we are made to think his destiny is certain, and the decision to leave is but his own. This story may be read as time- and place-specific; still, it is also relatively universal in view of the various historical situations that have involved colonisation and acculturation, with quantitatively and qualitatively different factors working to change systems internally while acting from both outside and inside. The story proposes the circumstances and possible outcomes of the imposition of an educational paradigm, which is indeed part of a socio-cultural paradigm. The extent to which individuals, but also social groups – be they small collectives, ethnicities or even cross-national communities – are susceptible or will yield to influences of this kind eventually decides on the chances of success of projects of introduction or adaptation (hybridization) of socio-cultural and educational paradigms. In Gordimer’s story, one such project fails in the case of one boy, just as it has succeeded in the case of many others, in turning them into mediators and proponents – or adversaries – in any case, into entities embodying and existing in a culture. The story summarized above deals with a micro-scenario involving acculturation efforts targeting one person, but emblematic of the kind of situation normally involving many. This paper deals with the prospects for the transition – evolution or hybridization – of concrete post-Yugoslav societies and their cultures, inevitably involving acculturation, in relation to the socio-cultural paradigm of the Knowledge Society. The Knowledge Society is taken to represent the next construct proposed and hoped, in the vein of humanism, to benefit societies across the globe, thus seen as potentially utopian. In the frame of this discussion, which takes into account the factor of group dynamics, especially of ethnicities and nations, a general distinction is drawn between what is achievable specifically in the formal and informal education sectors in the countries in question, and what the possible benefits of the currently increasingly dominant technological paradigm, that of ICT, has meant for global education.



2. THE KNOWLEDGE SOCIETY AS THE GLOBALLY EMERGENT SOCIO-CULTURAL PARADIGM 2.1. The definition of the Knowledge Society and its inherent dichotomies A full clear specification of what the Knowledge Society entails as a broadly understood socio-cultural paradigm is laid down in Understanding 208
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Knowledge Societies, published by The Department of Economic and Social Affairs of the United Nations Secretariat (UN DESA) (2005). The publication defines the concept of the Knowledge Society (k-society), investigates the prospects and inherent obstacles likely to impede or warp the evolution of individual societies to the k-society, taking into account their political, economic and technological realities and in connection to what is projected today as the most viable paradigms of human society, those of the market democracy (political and economic) and ICT (technological), and assesses the current standing of the UN member states, according to a number of indicators, in relation to the trajectory proposed to bring about the transition to the k-society. The possibility of a society evolving to the k-society is directly related to the fact that knowledge can now be mass-produced with the help of ICT, whose easy and wide accessibility is one of the main preconditions for the transition. The two main assets to benefit from and to use to help maintain and develop the k-society are all people, understood as creative carriers of tacit knowledge and capable of creating new meaning and information, that is, explicit knowledge, the development of both of which is unlimited (UN DESA 2005: xi). This is only possible in democracies, which can be differentiated between according to the rate at which they transition toward the proposed ideal, by mass-producing and mass-utilizing new meaning, i.e. knowledge (UN DESA 2005: 36). The challenge facing societies is developing their democracies so they ensure equal developmental opportunities for all and not simply lead to the Knowledge Economy, with their citizens using mass-produced knowledge “to do” rather than “to be” and “to coexist.” The DESA report is extremely sensitive to the current state of things globally, in the sense of the different characters of democratic societies and the exploitive, profit-oriented entities and mechanisms structuring and running the world’s market economies. Accordingly, perceived as the greatest threats to the full transition to the k-society are a) the democracies featuring minorities “with narrow encompassing interests that are allowed, by lack of genuine participation, to control public power and to channel, in a disproportionate way, public resources and developmental opportunities in their own direction,” and b) the addiction of the current markets to “the easy opportunity to split total production costs into two parts,” one of which is used to calculate the price at which the goods and services are offered on the market, and the other, called negative externalities, the profits, what the manufacturer gets away with, which translates as the loss to society as a whole (UN DESA 2005: xi). Depending on the willingness and capacity of a society to be truly egalitarian, to firmly adhere to the rule of law and optimally employ the widest possible range of political mechanisms, such as centralization and devolution, societies are likely to go through three different transition stages, the final being the k-society (UN DESA 2005: 46). The first of the Lipar / Journal for Literature, Language, Art and Culture / Year XVIII / Volume 63
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three is the Nominal Knowledge Society stage, with government strategies and policies evidencing the desire to achieve the goal of the Knowledge Society, but none of the programmes in place or envisioned containing “believable plans that would measure up to the task of the needed institutional transformation,” and none or minimal utilization of the potential brought by the ability to mass-produce knowledge. The second is the Warped Knowledge Society, where institutional transformations occur, but care is taken they do not really disrupt the prevailing balance of power. Here, mass-produced knowledge is applied only sparingly, ensuring the system status quo is not upset. 2.2. The role of social groups and ethnicity in transitioning to the Knowledge Society It makes sense to assume that it is rather social groups, and not simply society as a whole, that embrace change, as slowly and turbulently or as fast and smoothly as such processes may unfold. If social groups are taken to comprise anything equalling or upwards of two individuals, it is also reasonable to propose that the consistency of socio-cultural adaptability across a society will correspond to its social cohesion and its capacity for social coherence. In the case of pluralistic societies, it is the degree and nature of social heterogeneity, cohesion and coherence that play a central part in how they alter, also influenced by the specific quality and intensity of external pressure. Valid arguments have been offered in support of seeing ethnic groups as the building blocks of society carrying change, especially in the second half of the 20th century, including the region that is considered in this paper (Gallagher 2005: 7-21). Decisions affecting the political system and status of a society – or any social group – as well as all of the group’s own political decisions resulting from them, contribute to its social coherence and incoherence. From a historical perspective, both on European soil and elsewhere, the decisions made in the framework of international peace-making diplomacy in the last hundred years have had a major impact on the internal affairs of the countries affected by them. According to Gallagher (2005: 8), toward the turn of the millennium, the international community has been reluctant to propose or approve of solutions involving the formation of ethnically homogeneous states, as this has proved to interfere with the natural ﬂuidity of human settlement and to lead to forced migrations. As inter-ethnic conflicts have not lessened in either number or intensity, despite the range of international bodies and mechanisms in place with the aim to abate them, ethnicity may still be seen as a source of conflict, even when only secondary to more global identity markers, essentially modernist, like nationstate citizenship or living and working in a capitalist economy. In writing about ethnicity from the standpoint of how it has been understood by social theorists, Gallagher (2005: 12) points out its poten210
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tial for a positive role in producing the processes and structures of group cohesion through cross-cutting identities. This is very likely the type of scenario that has been played out in the Western Balkans by the international community in the last 25 years, with the result of both Yugoslav and pre-Yugoslav identities, the former shattered or shrivelling and the latter revitalized by the conflict, being intersected in the aftermath of the 1990’s civil wars with those associated with the market democracy paradigm, by pushing for centralist and/or regionalist action, decisions and reforms, as deemed necessary. If this has been done bearing in mind the prospects of the Knowledge Society, it has not always been interpreted as such by the local political elites, whose perception of if and when their bodies politic should be allowed more or less socio-cultural plasticity, with political and economic interests at play, has generally been at odds with that of the international community. 2.3. The history and future prospects of transition and acculturation of Yugoslavia’s non-EU successor states One possible resolution scenario for the Nominal and Warped Knowledge Society stages as envisaged by the authors of the DESA report involves the production of such an amount of loss to society as a whole beyond its own carrying capacity (UN DESA 2005: 46). However, they also claim that any society can become the Knowledge Society. Essentially, all societies are already k-societies, as they operate on the knowledge they have accumulated over time, mostly through collective cognition. The report draws a critical distinction, of value to countries and in relation to their respective economic and demographic situations, between industrial economies, where “an abundance of natural resources and the availability of a large (domestic) market have been two critical drivers of competitiveness,” with large countries/economies usually holding an intrinsic advantage over smaller ones (UN DESA 2005: 46). By contrast, the five countries topping its Index of Knowledge Societies are relatively small economies with small populations. How adaptable can Bosnia and Herzegovina and other Yugoslavia’s non-EU successor states be in the post-industrial era? The boy in “Not for Publication” senses the gap between his social group and that of the English to be too wide to bridge and only at a price he obviously refuses to pay. In the former socialist Yugoslavia, over a fifty-year period, the general socio-cultural paradigm radically changed for generations of people. The country underwent a sudden and speedy transition from being agricultural to industrial, a process likely externally encouraged, similar to processes elsewhere during and since the official colonial era. Yugoslav people had access to egalitarian, quality industrial-era education, and this, compounded with urbanization and industrialization, changed the sense of personal, group and ethnic identity of many. Either Lipar / Journal for Literature, Language, Art and Culture / Year XVIII / Volume 63
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inorganic or too abrupt or given too little time to come to fruition, these processes resulted in an incoherent society, with maladroitly and partially hybridized communities. The centralized economy had little chance of becoming sustainable, and the totalitarian state couldn’t be expected to truly empower its people. The consequences for most of Yugoslavia’s successor states have been, for varying periods of time, both confusing and devastating, especially in the wake of the 1990’s conflicts. Bosnia and Herzegovina remains in a state of administrative jumble indicative of the all-societal one: as a nation-state, it is a mirage, as are largely its constituent administrative units, entities, cantons and the district. In truth, it is a territory inhabited by nominally ethnic communities, indeed social groups with overlapping multiple identities, governed by quasi-state institutions whose economic and socio-cultural policies, also those in the education sector – without further qualifying them – are more or less incidental. As for external pressures, the country has been permitted structural decentralization in order to reduce centrifugal forces that might encourage separatism, and thus to maintain the overall unity of the state. According to Gallagher (2005: 38), this strategy, which inevitably enhances particular identities, runs the potential risk of enhancing division and separation, as structural autonomy becomes reinforced over time through regional institutions, and the necessary tension between the regional and central authorities exacerbated if they reinforce an existent basis for identity, such as language, religion or nationality. This has been the fate of Bosnia and Herzegovina since the Dayton Agreement in 1995, with significant implications for all its sectors, including its fully devolved education systems, with its political, economic and cultural elites oscillating between particularism and externally enforced centralism, a conduct easily identifiable with the practices and operation of the Nominal and Warped Knowledge Societies.



3. THE IMPLICATIONS OF ICT FOR EDUCATION 3.1. Should ICT-mediated learning only be given the thumbs-up? While the advent of ICT has enabled knowledge mass-production thanks to easier information dissemination, it is also true it now mediates between people in most of their interactions, be they public or private, professional or domestic. People are said to be both more connected and further apart as a consequence of the use of ICT. Have the implications of providing education using ICT also been dichotomous? Beyond a discussion on how ICT has impacted society as a whole or formal education, there is the question of the actual benefits of learning as mediated by ICT. It is often heard that if children are introduced to educational technology in schools early on, they will have better chances of be212



Липар / Часопис за књижевност, језик, уметност и културу / Година XVIII / Број 63



ICT-MEDIATED EDUCATION AND THE PROSPECTS OF THE KNOWLEDGE SOCIETY...



coming digital natives. Educational technology is still not widely accessible or used in schools in Bosnia and Herzegovina or the adjacent states, and no research has been conducted locally to support the claim it improves acquisition. A round of research involving small children and primary and secondary school students in Banja Luka, Bosnia and Herzegovina, titled The Internet Culture of Children and Youth in the Republic of Srpska and published by the Faculty of Political Science of Banja Luka University, has come up with findings regarding, among other things, children’s Internet habits and media literacy. When it comes to the creative or productive use of ICT, there is evidently very little control of the kind of content and activities children engage in. As for ICT-mediated learning, the findings show students tend to appropriate the content retrieved, without much worry about the ethical aspects of using it (Tomić 2012: 131-148). This does not come as a surprise, as there have been no relevant or coherent policies at any decision-making level recommending or stipulating the extent or type of exposure of children to digital media at school. Apropos of this, the DESA report (2005: 66) distinguishes between “lifestyle ICT,” as ICT placed within the context of fashionable lifestyle demands, and “knowledge-creating ICT,” which operates within the context of mass-production of knowledge. Knowledge-creating ICT that works predominantly in the realm of the Knowledge Economy is different from knowledge-creating ICT that works within the framework of the Smart Knowledge Society. The authors claim that dual use is possible and it happens all the time, but bridging the gap between the two would require “a leap of faith that is almost beyond imagination” (UN DESA 2005: 66). Quite vividly, the report says that even when a digital photo camera in the hands of a citizen, especially if combined with the Internet, enhances government accountability, the camera by itself does not create a context for accountability. Children using education technology for purposes which only simulate learning must be seen as an illustration of “lifestyle ICT,” early falling into a disconcerting habit likely to negatively influence personality development. Furthermore on the negative side, there is also evidence, not limited to one person, that reading habits change after a prolonged use of the Internet for reading and writing activities, crippling one’s ability to engage with a book or a longer text (Carr 2008). The same text quotes Maryanne Wolf, a developmental psychologist at Tuft University, who says that reading is not an instinctive skill for human beings, and that how our brains wire and rewire to decode written text ultimately affects such essential cognitive functions as memory and the interpretations of visual and auditory stimuli. There are as yet no long-term neurological or psychological experiments that will provide a definitive picture of how Internet use affects cognition. More seriously yet, a text on the improvement of children’s learning achievements and capacity (Monke 2004) cites a conclusion of the Stanford University professor Larry Cuban in Oversold and Underused, Lipar / Journal for Literature, Language, Art and Culture / Year XVIII / Volume 63
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who claims that making technology more available does not lead to higher student achievement in core subjects. He argues that computers pumping children with abstract information shortcuts the natural learning process, which must be based on developing a rich and complex relation with subjects at hand and quiet contemplation. According to him, outcomes have replaced insights as the yardstick of learning, while standardized tests are replacing human judgment as the means of assessment (Ibid). 3.2. Ivan Illich’s ideas of de-schooling and the use of educational technology Formal education is probably very likely to continue to play a part in the processes of socialization in whatever type of society and culture humankind may yet transition to, including the Knowledge Society, making it worthwhile to revisit Ivan Illich’s far-out, unorthodox views on its implications on the individual and society as a whole. In Deschooling Society (1971), he argued that the dynamics of formal education is such that it perpetuates itself, in turn reproducing elements that allow the neverending actuation of an economy dominated by service industries. Economic development is closely linked to competitive consumption, resulting in modernized poverty. One of Illich’s conclusions is that “[I]f the greatest fruit of man’s labor should be the education he receives from it and the opportunity which work gives him to initiate the education of others, then the alienation of modern society in a pedagogical sense is even worse than its economic alienation” (1971: 19). Originally, Illich delved into poor U.S. communities for his conclusions and reconfirmed them in South America, a long-time experimental lab. With experience from such environments, he was assured that universal education through schooling is impossible, even if alternative institutions are built on present-day schools (Ibid). He also argued that no amount of investment can personalize formal education to such an extent as to make it capable of responding to students’ individual needs. Being curricular, skill instruction at school is by definition inefficient. Instead of having skill instructors, he proposed educational guides or masters whose role would be matching learning partners (Ibid). Believing people should be allowed to get education as, when and from whoever they choose, Illich advocated de-schooling as the only truly viable educational paradigm; and for real impact, also de-schooling social reality (5). Illich’s proposal to de-school society may seem unrealistic and utopian; by the same token, it was what may be called a utopian disposition that drove people in the former Yugoslavia, or at least a part of them, to embrace socialist, utopian ideology, after being led and continuing to assume it came from inside and brought unlimited prosperity. The scheme Illich dreamed up seems to disregard human imperfection, susceptibility to corruption, and self-organization and organization of others for the pur214
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pose of domination, exploitation and control – openly called greed in the DESA report (2005: 50; 79; 112). Still, the free educational interchange he supported may have become a viable possibility with ICT, more specifically, of massive open online courses (MOOCs), in part at least. Drawing any conclusions as to the comparative advantages and drawbacks of MOOCs and other similar innovations has to consider a range of factors mentioned in connection with the Knowledge Society as the paradigm all societies are advised to strive for. 3.3. Educational technology as contemporary formal education’s saving grace: distance learning and MOOCs Could educational technology take on the role of guide or master, with education becoming incidental more than intentional, and ensuring student participation not simulation? Illich (1971: 38) is sceptical: “All of today’s futuristic planners seek to make economically feasible what is technically possible while refusing to face the inevitable social consequence: the increased craving of all men for goods and services that will remain the privilege of a few.” Does this hold true in the case of open, or free, educational technology innovations such as open-source software, open educational resources, open access journals or MOOCs? If we are to strictly adhere to Illich’s ideas, new education should have to do away with the instruction-certification package and make most learning casual. What are the chances of that ever occurring? According to Illich (54), a good educational system should have three purposes: it should provide all who want to learn with access to available resources at any time in their lives; empower all who want to share what they know to find those who want to learn it from them; and, finally, furnish all who want to present an issue to the public with the opportunity to make their challenge known. Throughout the 20th century, there have been attempts, now finally successful, to use media to provide education. With radio and television, this was limited and negligible (Haber 2015: 25). The relative availability of personal computers, and now other personal devices and especially of the Internet, has resulted in masses of participating subjects and enabled mass-produced knowledge. What makes distance and online education increasingly popular, especially in the developed world (Allen & Seaman 2017), is its accessibility and good-quality curricula, results of shared interests and efforts of the academy and market economy. Yet, it is the preferred option for those who cannot afford to believe in the “‘special something’ frequently invoked as being part of the on-campus college experience clearly with cash value in the marketplace” (Haber 2015: 148) and costing $25,000 to $50,000 a year, which essentially corroborates Illich’s verdict in Deschooling Society that school is, and will remain, one of
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society’s far-right oppressive institutions, serving to repeatedly stratify society along economic division lines. While there is potential for alternative or informal education in the use of social media, it is MOOCs that might have the capacity to advance education in the sense proposed by Illich. MOOCs are stand-alone courses administered by universities and offered online to the general public. While their administration simulates the process of studying at a real university, they do not contribute to a degree and there is virtually no fact-toface interaction between the tutors and students; all communication takes place on the Internet. All one needs to take a MOOC is a personal device connected to the Internet, and not all the time, and a near-native or native command of the language of instruction; everything else is free of charge. MOOCs began in 2008, with a free online course in connectivism and connective knowledge offered by the University of Manitoba, Canada (Porter 2015: 5). Unlike the later generation of these courses, xMOOCs, which use the traditional teaching pedagogy of lectures, reading assignments, homework and testing, the first MOOC, accordingly called a cMOOC, was built around a variety of online communication tools to inspire students to form organic communities through bulletin boards and chat rooms, social media and sharing services, with connective tissue in the form of the course providers’ daily newsletters with links to recommended articles, videos and other content for students. The course pedagogy was recognized as alternative, as it saw knowledge and learning through the lens of how information becomes incorporated into the brain, an organic system in which billions of neurons form trillions of connections with learning measured in the net number of new connections created (Haber 2015: 37-8). As far as the democratizing potential of MOOCs is concerned, Haber (2015: 136) quotes research papers published by Harvard/MIT suggesting a diversity of student and teacher intention across MOOCs, with students participating as mere fun seekers to observers to overachievers, and professors from those disseminating their residential knowledge to those creating learning experiences differing from those they offer at their brickand-mortar universities. According to the results of a US study, MOOCs are – currently – more successful for highly self-motivated individuals, and this is what would be of interest to Illich – ranges of individuals as knowledge sources available to masses of knowledge seekers – even if there is an almost complete absence of interactive human mentoring (Haber 2015: 139). MOOC providers have also sought to make learning materials freely available to their students, by making the content of e-books available to enrolees for the duration of the course, or allowing them to purchase them at a reduced price after the course. A Harvard professor gave up royalties to a textbook he had written to make it available to his online students for free (Haber 2015: 58). Also on the economic side of things, a Harvard Neuroscience MOOC used the option of crowdfunding (raising funds online)
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to purchase the (optional) lab kits for his course for those who could not afford it (Haber 2015: 145). It is true that distance and online education are being continuously improved to make the experience of studying online similar to that on campus, which may also translate as efforts to make it more personal. In “The Human Element,” Steve Kolowich (2010) draws on the dissertation findings by Douglas E. Hersh of Santa Barbara City College, who changed his school’s distance education system to increase human presence in the virtual learning environment by placing a greater focus on careful instructional design and creating the illusion of non-mediation. As claimed in the same article, this means increased learner-instructor interaction, which is most critical to the success of the learning experience, not only for instructional but also emotional reasons. The same has happened in MOOCs, with course providers finding ways to make the MOOC learning experience more intimate, e.g. by videoing real-life sessions with on-campus students, engaging their online students in videoed live discussions, or taking them, with the help of the camera, to experimental labs, operating theatres and other places that they normally would not have access to (Haber 2015: 52). Most titles on ICT-mediated education and MOOCs in particular tend to look at their upsides and downsides through the lens of the formal schooling system as grounded in the market economy, seeing them as essentially disruptive to the market-based systems for disseminating intellectual property (Haber 2015: 123). Originally hailed as a possible alternative to higher education, MOOCs are now more realistically seen as a form of informal education most likely to be used for professional development, job training and continued education (Haber 2015: 165). As for Illich’s criteria for a good educational system, MOOCs have mainly benefited populations in developed countries falling into the category of BA degree holders aged 20-40, already with a position within the social hierarchy (Haber 2015: 174-181). The fact MOOC knowledge providers come from the top of the education pyramid, with Haber frequently referring to them in his book as “rock star professors,” makes the MOOC experience a far cry from Illich’s concept of learning partners and educational matchmakers (1971: 15-16). MOOCs, or online education for that matter, do not directly empower people in the sense of upward social mobility either. With technology at the current level and pace of development, it is disputable whether knowledge, even if mass-produced and utilized in parts of the world, will be equally accessible on a global scale.



4. The PROSPECTS of YUGOSLAVIA’S SUCCESSOR STATES of evolving INTO Knowledge Societies According to the DESA report (2005: 149), not all countries, and especially not all wealthy countries, guarantee the likelihood of reaching Lipar / Journal for Literature, Language, Art and Culture / Year XVIII / Volume 63
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the status of a k-society. Integral to the report is the Index of Knowledge Societies, IKS, calculated to evaluate the current standing of UN Member States (as in 2005) on their way to the Knowledge Society. The calculation is based on a range of indicators related to the two main assets of k-societies, people and information, as well as advancement and the foresightedness. As for people, the indicators are the expected years of schooling of a population, and the share of population in a society that is below 15 years of age. The two indicators are meant to capture the ability of a country to continuously feed and renew its “stock” of people who, through education, can expand their tacit knowledge and develop as creative beings (UN DESA 2005: 29). The information factor is assessed on the basis of the prevalence and consumption of different information sources by a country’s population, concretely, printed means, telephone and the Internet. Advancement indicators show how a country nurtures and advances its human and informational resources, as measured by its public health expenditure, research and development expenditure, (low) military expenditure, pupil/teacher ratios in primary education, and a proxy of the “freedom from corruption” indicator. “Foresightedness” concerns a country’s ability to minimize the impact of negative externalities on people and the natural environment and is assessed against its child mortality rate, equality in income distribution, protected areas as percentage of its surface, and C02 emissions per capita (UN DESA 2005: 152). Taking into considerations all these dimensions, the report offers interpretations of where individual geographical regions around the world with countries of similar standing are on their path to becoming k-societies. What might be of interest for our region are the conclusions regarding East Europe, which shows good performances in education and relatively good information assets in terms of newspapers and telephones, but is in most cases penalized by low rates of young population and a low degree of Internet diffusion (29). Given the lack of reliable independent national statistical information for Yugoslavia’s successor states under consideration in this paper (the census conducted in Bosnia and Herzegovina in 2013 failed to consider the necessity of publishing such data as would be indicative of ICT accessibility and use), we may only refer to the DESA Index, whose results for Serbia & Montenegro, Bosnia and Herzegovina and the Former Yugoslav Republic of Macedonia are remarkably similar in many aspects (151-167). Without ruling out the possibility that some or all the data used by DESA to produce the Index are outdated, Yugoslavia’s successor states still outside the EU nevertheless lag well behind the countries topping the list. By comparison, the school life expectancy in Sweden, ranked the first on the IKS, is 15.9 years, with its young population accounting for 16.71 per cent of the country’s total population. The data for Serbia & Montenegro, Bosnia and Herzegovina and the FYRM are between 18 and 22 per cent for the second indicator, while the school life expectancy is missing for all the 218
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three countries. When it comes to the asset of information, highly indicative is the fact that 5,000 out of 10,000 people in Sweden are Internetusers, whereas this number is as low as around 500 for each of the three Balkan states. As for the advancement indicators, a number of data are missing for the Balkans states. All the three countries spend more on their health systems compared to Sweden, and Bosnia and Herzegovina and the FYRM also invest more in the military. On the other hand, Sweden has roughly twice as few pupils per teacher as any of the three countries. While Swedes perceive corruption to be almost non-existent in their country, people in the FYRM and Bosnia and Herzegovina are aware of its prevalence in their societies. When it comes to foresightedness, the child mortality rate in Sweden is 3 per 1,000 children, in Bosnia and Herzegovina and Serbia & Montenegro 18 and 19, respectively, and in the FYRM as high as 26 children, which is disturbing in view of the fact Sweden has the lowest government health expenditure. Sweden protects 0.08% of its surface, the FYRM a mere 0.01%, and the other two falling around the middle between these two values. All four countries produce similar amounts of metric tons of CO2. Finally, the data concerning the equality of income distribution, a very important indicator, is missing for Bosnia and Herzegovina and Serbia & Montenegro. These data show that in some respects the three Balkan states are still reaping the benefits of the institutional system of the previous era (e.g., health and welfare expenditure), but are slow when it comes to developing their ICT infrastructures, crucial for advancing along the path to a Knowledge Society. 5. Conclusion Along the current lines of development of human civilization, it should be assumed that only market economies have the mechanisms and can provide the resources necessary for continuing to advance the information and communication technology permitting knowledge mass-production and mass-utilization. Also, the Knowledge Society is feasible only with the strict adherence to the rule of law and on condition that a society is a truly egalitarian democracy. Both of these can be ensured only through the institution of the state, which, with all its capacity to devolve authority, will inevitably remain structured and hierarchical, unless the patriarchal paradigm is subverted. This situation runs counter to the preconditions necessary for a truly democratic education system, possible once society has been de-schooled, according to Ivan Illich. At another level, the chances of Bosnia and Herzegovina and other non-EU Yugoslav successor states to transition to the Knowledge Society are poor, given their unwavering political instability, social incoherence Lipar / Journal for Literature, Language, Art and Culture / Year XVIII / Volume 63
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and diminishing social cohesion, with the ever growing gap between their rich elites and the rest of their populations, resulting in the ever more dramatic loss for all society. It is not likely that such circumstances will lead to greater investment in the areas deemed crucial for a society’s movement in the direction of the Knowledge Society, such as access to information and education. Creative, educated individuals with the ability to produce knowledge and create new meaning will probably continue to choose to do it in countries that more readily make possible the mass-utilization of knowledge, another marker of the Knowledge Society. This means more human migrations and, worst of all, brain drain; for those who stay, the chances of using ICT to either produce or utilize knowledge will stay incidental, casual – only not according to the scenario that Ivan Illich would have liked to see it happen.



References Allen & Seaman 2017: E. Allen & J. Seaman, Distance Education Enrollment Report 2017, Babson Survey Research Group, e-Literate, and WCET. https:// onlinelearningsurvey.com/reports/digtiallearningcompassenrollment2017.pdf. May 2017. Carr 2008: N. Carr, Is Google making us stupid?, in: The Atlantic [Online]. http://www. theatlantic.com/magazine/archive/2008/07/is-google-making-us-stupid/306868/. 1.7.2008. Gallagher 2005: T. Gallagher, Education in Divided Societies, Basingstoke, New York: Palgrave Macmillan. Gordimer 1956: N. Gordimer, Six Feet of the Country, Penguin Books. Haber 2015: J. Haber, MOOCs, Cambridge, Massachusetts, London, England: The MIT Press. Illich 1971: I. Illich, Deschooling Society. http://www.ecotopia.com/webpress/ deschoolingillich.pdf Kolowich 2010: S. Kolowich, The Human Element, in: Inside Higher Ed [Online]. http://www.insidehighered.com/news/2010/03/29/lms. 29.3.2010. Monke 2004: L. Monke, The Human Touch, in: Education Next [Online]. http:// educationnext.org/thehumantouch/. Fall 2004. Porter 2015: S. Porter, To MOOC or Not to MOOC: How Can Online Learning Help to Build the Future of Higher Education?, Elsevier, Chandos Publishing. Tomić 2012: Đ. Tomić, Korištenje stranih izvora na internetu u savremenom učenju, in: Tatjana Duronjić (ed.), Internet kultura djece i mladih u Republici Srpskoj, Banja Luka: Univerzitet Banja Luka, Fakultet Političkih nauka, 131-148. [orig.] Ђ. Томић, Кориштење страних извора на интернету у савременом учењу, у: Татјана Дуроњић (ред.), Интернет култура дјеце и младих у Републици Српској, Бања Лука: Универзитет Бања Лука, Факултет политичких наука, 131-148. UN DESA 2005: UN DESA (United Nations Department of Economic and Social Affairs Division for Public Administration and Development Management), Understanding Knowledge Societies, New York: The United Nations.



220



Липар / Часопис за књижевност, језик, уметност и културу / Година XVIII / Број 63



ICT-MEDIATED EDUCATION AND THE PROSPECTS OF THE KNOWLEDGE SOCIETY...



Светлана Митић / ИнФормационе и комуникационе технологије у служби образовања и могућност преображаја земаља БИВШЕ југославије у друштва знања, са посебним освртом на босну и херцеговину Резиме / Овај рад бави се питањем могућности развоја друштава неких од земаља насталих распадом бивше Југославије, превасходно Босне и Херцеговине, у друштва знања, у светлу политичких и друштвено-економских промена на том подручју у последњих двадесет пет година. У том смислу, у раду се препознаје разлика између тренутне ситуације у земљама које су у том периоду постале чланице ЕУ и оних које то још увек нису. Разматра се колико су другопоменуте земље у стању да прихвате и усвоје друштвене и културолошке парадигме за које се сматра да суштински одликују друштва знања, као друштва заснована на употреби информационих и комуникационих технологија у циљу масовне производње и коришћења знања, те да на тај начин изврше хибридизацију властитих култура. У раду се посматрају и претпостављене користи и недостаци употребе информационих и комуникационих технологија за потребе образовања, при чему се у обзир узима сама технологија, али и политичко-економски фактори и раскорак између онога што је могуће постићи формално и неформално. Неки од аргумената који иду у прилог закључцима рада позивају се на филозофију друштва Ивана Илића, који је предлагао његову радикалну деинституционализацију, која би укључивала превасходно школе. Овде се Илићеве идеје изнова наводе у вези са ситуацијом у земљама бивше Југославије, националних држава чије су привреде у колапсу а друштва у пропадању, као и потенцијала масовних отворених курсева преко интернета као инструмента алтернативног или неформалног образовања. Захваљујући образовању на даљину и преко интернета, посебно захваљујући масовним отвореним курсевима преко интернета, технологија би могла учинити образовање шире доступним и осигурати већу равноправност у домену стицања образовања, иако не у смислу и егалитаристички како то предлаже Илић. Ипак, о коришћењу технологије у образовању мора се размишљати имајући на уму њене стварне користи за најразличитије друштвене групе и појединце, као и најнеопходније услове које друштва морају да испуне да би постала друштва знања, а са њима и последице таквог развоја, како не би прерасла просто у привреде знања. Кључне речи: друштво знања, транзиција, култура, акултурација, етницитет, информационе и комуникационе технологије, образовање, масовни отворени курсеви преко интернета. Примљен: 11. маја 2017. Прихваћен за штампу јуна 2017.
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ИНТЕГРИСАЊЕ КЊИЖЕВНОСТИ У САВРЕМЕНУ ПОСТМЕТОДСКУ НАСТАВУ СТРАНОГ ЈЕЗИКА



У раду се анализирају предности и могућности интегрисања разноврсних књижевних текстова у савремену, постметодску наставу страног језика, у циљу унапређења језичких, културолошких и личних компетенција ученика/студената. Најпре се даје преглед савремених сазнања из области методике наставе страних језика и посебно се разматра место и улога књижевности у оквиру различитих метода наставе страних језика, почевши од граматичкопреводног метода преко комуникативног приступа до савременог еклектицизма односно постметодског доба. Након тога следи критичко разматрање разлога за и против, као и могућности употребе књижевних текстова у савременој настави страног језика на начине који успешно обједињују страни и матерњи језик, књижевност и културу, те уважавају индивидуалне различитости ученика/студената унутар једног разреда. Анализа је извршена с циљем добијања бољег увида у оправданост и делотворност коришћења књижевности на страном језику у савременом добу, у различитим контекстима у којима се учи страни језик, са ученицима различитих нивоа познавања језика и из различитих старосних група Кључне речи: језик, књижевност, култура, личност, настава страног језика, наставник, ученик/студент



1. УВОД Иако је књижевност одувек, у већој или мањој мери и са различитом сврхом, била присутна у настави страних језика, има ученика, наставника и научника који не сматрају да књижевност има битну улогу у стицању комуникативне компетенције, уобичајеног циља савремене наставе страних језика. Сумњичав став према књижевности примењеној у настави страних језика био је посебно присутан средином XX века (Хол 2005), али има и новијих студија у којима се покушава доказати како књижевност нема ништа посебно да понуди у учењу страног језика, да књижевни текст нема предности у односу на друге текстове и не активира когнитивне механизме боље од других текстова (Едмондсон 1997, у Паран 2008). Упркос контроверзним ставовима, многи лингвисти, књижевни критичари, методичари и наставници страних језика већ деценијама оправдавају и препоручују интегрисање књижевности у наставу страних језика и све је већи број научних чланака у овој области (Паран 2008). 1 [email protected] Lipar / Journal for Literature, Language, Art and Culture / Year XVIII / Volume 63
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Циљ овог истраживања је добијање јаснијег увида у оправданост и делотворност коришћења књижевности у савременој, постметодској настави страног језика кроз критички преглед познатих метода наставе страних језика и приступа коришћењу књижевних дела у настави страних језика. Проучавањем досадашње релевантне литературе покушаће се добити одговори на питања зашто је и данас, у постметодском добу, књижевност погодно наставно средство за наставнике страног језика који настоје да помогну својим ученицима/студентима да до личног максимума развију своје језичке, културолошке/интеркултурне и личне компетенције/способности, и како је могуће интегрисати књижевност у савремену наставу страног језика да би се што успешније усавршиле све поменуте компетенције/способности. Фокус ће углавном бити на настави енглеског као страног језика, али се изнешене идеје односе и на друге стране језике. 2. МЕСТО и улога КЊИЖЕВНОСТИ У МЕТОДИЦИ НАСТАВЕ СТРАНИХ ЈЕЗИКА 2.1. Развој методике наставе страних језика У другој половини XX века настава енглеског и других светских страних језика била је подложна великим и озбиљним променама. Као реакција на тзв. класични метод наставе, или граматичко-преводни, појавио се читав низ нових приступа учењу језика, унутар водећих праваца као што су аудио-лингвализам, когнитивизам, хуманизам, натурализам, који су били истовремено оријентисани према пракси и пратили развој психологије, социологије, педагогије и примењене лингвистике (Ларсен-Фриман 2000: 4). Нови приступи фокусирали су се на различите аспекте учења језика, и ни данас нису интегрисани у неку нову јединствену и убедљиву теорију или доминантан модел, иако се дуго, у историји наставе страног језика „опсесивно“ тежило ка тражењу „правог“ метода који ће функционисати у свим наставним ситуацијама и решити „проблем“ учења језика једном за свагда (Нунан 1987: 228). Крајем XX века, „схватило се да никада није било и вероватно никада неће бити једног идеалног модела за све, и у скорије време тежиште је на разрађивању задатака и вежбања који су у складу са оним што знамо о процесима усвајања страног језика, и који прате динамику самог разреда“. Циљеви наставе постављају се другачије и с обзиром на глобализацију света и примену нових технологија у процесима учења и подучавања. Све поменуто узрокује бројне и различите приступе настави страних језика и на њима заснована методичка решења у процесима учења и подучавања. У XXI веку живимо у такозваној „постметодској ери“ (Браун 2002), у којој се ученик/студент премешта у средиште наставног процеса па се дешава прилагођавање наставних техника и метода ученику/студенту, а не обрнуто. Браун препоручује термин „пе224
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дагогија“ уместо термина „методе“ као адекватнији, јер не подразмева статичан скуп процедура већ „динамичну међуигру између наставника, ученика и наставних материјала током процеса подучавања и учења“ (Ричардс и Ренандиа 2002: 6). Савремени еклектицизам, или постметодска педагогија, од наставника страног језика данас захтева да буде изузетно образован, а проницљив, флексибилан, сналажљив и храбар. Он мора стално да дијагностикује, третира и евалуира своје ученике и наставу (Браун 2002). Наставни план и програм, силабуси, као и Заједнички европски оквир за језике (Common European Framework of Reference for Languages: Learning, Teaching, Assessment) само су оквири, унутар којих се очекује посвећен рад високо и широко образованог наставника који жели да помогне својим ученицима/студентима да напредују у знању и вештинама на страном језику. Да би се учење што више дешавало на часовима и да би се избегла зависност од уџбеника наставникова вичност је од круцијалног значаја. У ефикасној примени принципијелног еклектицизма (Ларсен-Фриман 2000) од велике је помоћи добро познавање богате ризнице досадашњих метода, приступа и техника подучавања страних језика, као и савремених научно заснованих принципа учења и подучавања страних језика (когнитивни, афективни и лингвистички), за које ће се наставник опредељивати у зависности од свог наставног контекста (Браун 2007: 54-71). Савремени приступи настави страног језика који су у складу са научним открићима и истраживањима, посебно у области усвајања језика и учења, деле неке претпоставке савременог образовања уопште. Учење се усредсређује на извршење задатка (Task-based learning), значење и аутентичне активности. Пажња ученика/студената усмерава се према теми и садржају, а даље од форме (Content-oriented language learning) и у складу је са већ постојећим познавањем света ученика/студената. Когнитивно учење језика (Cognitive code language learning) подразумева комбиновање језичке и културолошке свести, промовисање способности ученика да развију свест о својим шемама дискурса и страној култури. Под утицајем психолингвистике учење језика се фокусира на процес (Process-oriented language learning), на свест о стратегијама и процесима учења језика. Наставник је мање предавач са пиједестала а више онај који омогућава учење (enabler), а аутономност ученика (Learner Autonomy) се повећава и ученик преузима одговорност и контролу над сопственим учењем. Учење се схвата као функција неке активности, контекста и културе у којој се јавља, ситуирано је (Situational Learning), и нагласак је на социјалној интеракцији и социјалном стварању значења, при чему је круцијална колаборација (Collaborative learning). Ученици постају укључени у једну заједницу која утеловљује одређена веровања и понашања која треба усвојити. Поменути трендови подразумевају да је ученик/студент у фокусу наставног процеса, и расветљавају основну разлику између прогресивLipar / Journal for Literature, Language, Art and Culture / Year XVIII / Volume 63
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них, интерактивних и традиционалних, инструктивистичких модела наставе. У традиционалној настави наставник је у средишту и игра активну улогу, а ученици су примаоци од којих се очекује да „прогутају“ и „сваре“ оно чему их наставник учи. У прогресивној, савременој настави потпуно је другачија ситуација. Учење укључује развијање шире писмености, употребу језика да би се обликовало, стварало значење. Ученици нису „празне посуде“ већ људска бића, ствараоци значења, који на часу, као и у стварном животу размењују та значења са другима. У комуникативном приступу комуникација између ученика/студената постаје обавезан део наставног процеса при којем они преговарају око значења, а идеја о аутономности је централна. Идеја оспособљавања ученика/студената у обликовању сопствених знања једна је од кључних промена у савременим схватањима наставе и учења. 2.2. Књижевност и методика наставе страних језика: од великог К до малог к Паралелно са променама у методици наставе страних језика место и улога књижевности у настави страних језика озбиљно се и данас преиспитују. Књижевност је дуго била саставни део наставе матерњег и страног језика. Настава енглеског, и других савремених језика, дуго је била под јаким утицајем класичног модела наставе језика, у чијој методологији су граматика и књижевност били у средишту. Разлог за то била је претпоставка граматичко-преводног метода да граматику треба учити да би се читали/преводили класични текстови и упознавала класична култура. Када су се савремени језици појавили у наставним плановима и програмима, наставници су почели да имитирају чувене методе наставе латинског и грчког језика. Књижевни текстови су били окосница наставе страног језика, јер су представљали моделе „доброг“ писаног рада и истовремено илустровали граматичка правила у језику. Граматичко-преводни метод, утеловљење традиционалне реторике и праксе, био је доминантан, а још увек је један од чешћих метода у настави језика. Нажалост, многи наставници тврде, углавном са жаљењем, или цинизмом, да се у њиховој наставној каријери настава језика није у основи променила иако је друштво знатно узнапредовало у научном и технолошком смислу. Књижевност је дуго представљала доминантан материјал у настави страног језика, извор богатог вокабулара и структура, и уједно пут ка разумевању стране културе. Међутим, педесетих и шездесетих година XX века књижевност је скоро елиминисана из наставе страног језика. У теоријама наставе страног језика почело се говорити о (не)адекватности коришћења књижевних текстова у циљу промовисања усвајања језичких вештина. Појавом структурализма, изучавање књижевности је бачено у страну и књижевност је изгубила престижно место које је имала у контексту учења страног језика. Рад са књижевним текстови226
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ма подсећао је на лоше, застареле, и традиционалне наставне методе и веровало се да књижевност не успева да ученицима омогући усвајање адекватног вокабулара, структура и функционалног језика који им је неопходан за употребу у пословном, друштвеном и свакодневном животу. Традиционална знања и вештине нису више биле пропусница за професионалне и руководеће позиције као некад. Присталице функционалног приступа настави страног језика сматрале су да књижевна дела нису неминовност у усвајању и вежбању језичког фонда и заговарале вежбање језика кроз нелитерарне текстове као што су новински, академски и разни стручни чланци, те различити неаутентични материјали. Нагласак на говорном, радије него на писаном језику, био је један од разлога зашто су аутори наставних програма/садржаја за учење страног језика игнорисали књижевност. Узевши у обзир огроман утицај и популарност, може се рећи да се фундаментална промена у настави страног језика десила у раним седамдесетим, с појавом комуникативног приступа, који је припремио теоријски оквир и праксу за нове трендове, и који је и данас веома популаран у настави језика. У комуникативном приступу вештине су постале важније од садржаја: граматика и књижевност замењене су комуникативним функцијама. Социолингвисти су истицали како један компетентан говорник не само да зна како да исправно користи лингвистичке облике, већ је у стању да користи одговарајући језик у погледу контекста, саговорника и регистра (Хајмз 1972:277). Што се методологије тиче, наглашавана је могућност употребе језика продуктивно у стварним комуникативним ситуацијама. Учење језика изједначено је са његовом употребом. Комуникативни приступ настави носио је у себи посебно интересовање за мотивацију и ученика у центру наставног процеса, и уклапао се у свеопшти „комуникативни преокрет“ у образовању, филозофији и књижевној теорији. Када се тек појавио, у 1970-им, комуникативни приступ је био нашироко хваљен и одобраван, али је касније изгубио свој почетни успех и утицај, и наставници су га почели комбиновати са принципима традиционалније методологије. Ситуације је и данас иста, делимично због недовољног уверења наставника у његову ефикасност и супериорност, а и непостојања кохерентне методологије и материјала. У критикама комуникативног приступа као слаба тачка наводила се чињеница да је присутан недостатак јасно одређеног садржаја. С друге стране, у настави страних језика, био је, а код нас је и даље, општи утисак да наставници често користе књижевност, и културу уопште, као занимљив садржај, али непотпуно интегрисан у процес учења језика. Са комуникативним приступом књижевност постепено почиње да се враћа у наставу страних језика, у осамдесетим а посебно деведесетим годинама прошлог века, али религиозан статус који је књижевност некада имала у савременом свету није био могућ, посебно након два светска рата, који су убедљиво утеловили идеју да ученост, начитаност Lipar / Journal for Literature, Language, Art and Culture / Year XVIII / Volume 63
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и високо образовање и култура не подразумевају неминовно просвећеност, толеранцију или разумевање. Место и улога књижевности унутар саме књижевне теорије озбиљно су преиспитивани. Структурализам је уздрмао добро утемељену позицију историје књижевности и ставио под знак питања веровање да неко књижевно дело одражава дату стварност, а не неке друге конвенције и текстове (Кадон 1992: 923). Канонске интерпретације су проблематизоване у теорији рецепције и теорији читалачког одговора (reader response theory), и у постмодернизму се инсистира на вишеструким интерпретацијама и умањивању разлике између „виших“ и „нижих“ облика уметности и књижевности. Књижевни жанрови и институције проблематизовани су у филозофији постмодерне, у социологији и у деконструкцији, а циљ је био да се докаже да категорије и категоризације не постоје у апсолутним и строгим значењима. Као резултат поменутих нових виђења света, у савременој настави језика, од наставника језика, а и од наставника књижевности, данас се захтева да умање ентузијазам за елитистичку, „високу књижевност”, и да постану свеснији потреба својих ученика и њихових реакција. Ово не значи да је потребно определити се искључиво за медијску, популистичку и тзв. „ниску“ књижевност, већ не наметати строге границе између категорија и поштовати избор и укус читалаца. Приступачност и релевантност за ученике и, наравно, за учење језика постали су важна питања. Помак је направљен у придавању више времена и пажње интеракцији између ученика и интеракцији између читаоца, односно ученика, и текста. У традиционалној настави страног језика, књижевност је била институционализована и имала је, буквално и фигуративно, велико слово на почетку речи. Књижевност је представљала превише времена наставниковог говора на часу, било да је у питању давање информација о животу аутора или друштвеноисторијском периоду у којем је одређено дело настало, укључујући имена и датуме, или да је у питању предавање књижевне историје или теорије књижевности. У флексибилнијој комуникативној теорији и пракси, књижевност је поново у настави језика, али без великог слова на почетку речи (Мек Ре 1997). Централна идеја је да се страни језик учи кроз приче, песме, бајке, поп-песме, стрипове, филмове, тв-серије, компјутерске игрице, креативно писање. Реч „књижевност“ постала је израз који покрива различите врсте текстова, и чак различите медије. Тако је и данас, у постметодском добу тј. добу савременог еклектицизма, плуралистичког приступа учењу страних језика. 2.3. Дефинисање појма „књижевност“ Независно од тога које методе односно приступе одабира, наставник који користи књижевност у настави запитаће се, и покушати да нађе одговор на питање, шта је уопште књижевност? Под термином „књижевност“ подразумева се много тога, а и данас је дискутабилно 228
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који су текстови књижевни, а који нису. Различити речници и енциклопедије дају различите дефиниције, а и књижевници, критичари и теоретичари књижевности немају уникатан одговор на ово питање. Ипак, заједничко у дефиницијама је оно што многи под књижевношћу и сматрају – писане текстове који имају одређену уметничку, односно „естетску”, вредност. За многе је књижевност средство путем којег људи изражавају своје емоције и бележе своја животна искуства, односно језик употребљен у циљу изражавања људских осећања, идеја и искустава на пријатан начин, а многи је дефинишу и као језички материјал који има трајну вредност и савршену форму. Да ли је онда књижевност само оно што се назива уметношћу, као што већина дефиниција из речника сугерише? Да ли су књижевни текстови само они који се одликују неким специфичним карактеристикама, необичним језиком, римом, ритмом, поређењима, метафорама? Има и лингвиста и теоретичара књижевности који стављају под знак питања традиционално разумевање појма „књижевност“ тврдећи да не постоји утемељена инхерентна карактеристика која неки текст чини књижевним, а други не. Начин читања односно интерпретирања одређеног текста од стране читалаца јесте оно што један текст може учинити књижевним, а други не. Иглтон тврди да се „сваки текст може читати ‘непрагматично’, ако је то оно што читање неког текста као књижевног подразумева, као што се било који текст може читати ‘поетски’. Ако возни ред читам не да бих установио везу између возова већ да би у себи стимулисао општа размишљања о брзини и комплексности модерног постојања, онда би се могло рећи да га читам као књижевност“ (Иглтон 2008:8). Када говоримо о књижевности у савременој настави језика прихватљивијим се чини шире схватање књижевности, какво предлажу Баснет и Маунфолд тврдећи да су књижевни текстови продукти који одражавају различите аспекте друштва (Баснет и Маунфолд 1993). Баснет и Маунфолд нуде и занимљиву категоризацијукојом се настоји удовољити захтевима савремене наставе језика. Они разликују три главне врсте књижевних текстова: а) визуелни текстови: филмови, телевизија, рекламе, цртани филм, фотографије. б) усмени и писани текстови: драме, интервјуи, филм и ТВ коментари, радио програми, поезија, романи, новине, часописи, академски чланци, брошуре, памфлети. ц) музички текстови: вокали/инструментал, плоче, ЦД-ови (Баснет и Маунфолд 1993, цитирано у Јосифовић-Елезовић 2004). Разлог због којег су сви поменути текстови уврштени у књижевне текстове јесте чињеница да су сви они друштвени производи који Lipar / Journal for Literature, Language, Art and Culture / Year XVIII / Volume 63
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рефлектују различите аспекте друштва, те се стога могу сматрати културолошким документима који својим гледаоцима, слушаоцима или читаоцима пружају продубљено и широко културолошко разумевање једне или више земаља у којима се дати језик користи као матерњи. Класификација укључује различите медије, па је посебно занимљива и одговара савременим наставницима који уважавају, и обраћају пажњу на, различите сензорске преференце, стилове учења, те индивидуалне разлике између ученика. Она такође одговара заговорницима језичких приступа обради књижевности, оријентисаним на процес читања, јер имплицира основни принцип таквих приступа, „да не треба повлачити строгу црту између онога што се означава као „књижевно“ и „некњижевно“ (Картер и Лонг 1991: 7). Избор одговарајуће дефиниције књижевности наставник чини у складу са трендовима у савременом свету, својим личним веровањима и опредељењима. Наставник коме је ученик у центру наставног процеса, а који намерава књижевност учинити значајним извором усвајања језика и стицања комуникативне компетенције вероватно ће се одлучити за дефиниције књижевности које наглашавају важност уметности, друштва и културе, али и комплетне личности читаоца, а не само аутора књижевног дела или самог дела. Такав наставник „ради са ученицима и креативно интервенише да би осигурао релевантно и смислено искуство кроз директни контакт с текстом“ (ibid.). Он ће пре приступања раду са књижевним текстовима вероватно испитати и дефиниције књижевности ученика, те осим књижевних дела високе уметничке вредности, из канона светске књижевности, прихватити и дела која буду по њиховом избору. 3. РАЗЛОЗИ коришћења књижевнОГ ТЕКСТА у савременој настави страног језика Упркос променљивој моди, књижевност опстаје као вредан извор за наставу страног језика, и у првим деценијама двадесетпрвог века не јењава интересовање за њеним местом и улогом у настави страног језика. У прилог овоме говори чињеница да се овом темом и даље бави велики број научника и практичара савременика (Паран, 2008). Добро познати разлози за интегрисање књижевности у наставу страних језика уједно су и доказане предности. 3.1. Предности коришћења књижевних дела у савременој настави страног језика Иако се може тврдити да многи књижевни текстови нису најпогоднији медијум за усвршавање језичке компетенције ученика јер књижевни језик садржан у њима нема много сличности са „нормалним“, 230
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свакодневним језиком, неоспорно је да изучавање књижевности пружа много и ученицима и наставницима. Међу бројним разлозима за коришћење књижевности на часу страног језика неколико главних разлога који се помињу у релевантној теоријској литератури су: • 



књижевност је аутентичан материјал и бави се нетривијалним стварима које су релеватне за животе ученика. Ученике је добро излагати изворима немодификованог језика јер ће им вештине којима се буду служили у откривању значења тешког и непознатог језика помоћи касније, при сналажењу у стварним животним ситуацијама.



• 



књижевност охрабрује интеракцију. Књижевни текстови обилују вишеструким слојевима значења, па су прикладни за дискусије и размену мишљења и ставова. Изражавање осећања и мисли и њихова размена са колегама може се показати изузетно мотивирајућим (по хуманистичком приступу образовању), јер уколико ученици/студенти схвате да је њихов „унутрашњи свет” важан у школи односно на факултету, онда њима и школа и факултет постају важни.



• 



књижевност помаже ширењу свести о језику. Изложеност књижевном језику заједно са договарањем око значења текстова, уз озбиљан рад на софистицираним или нестандардним примерима језика (какав се може појавити у књижевним текстовима) учиниће да ученици/студенти буду свеснији норми употребе језика, прошире свест о језику, те боље развију своју језичку компетенцију (Видоусон 1975).



• 



књижевност утиче на опште, комплетно образовање једне личности као целине, а не само на усавршавање лингвистичких и когнитивних знања. Осим што се упознају са културом земаља у којима је страни језик матерњи, испитивањем и откривањем различитих описаних вредности у књижевним делима, ученици/студенти развијају своје сопствене вредности и ставове према њима, истовремено их дефинишу и модификују, а то им, будући да је везано за живот уопште, и користи касније у животу, односно свету изван учионице.



• 



књижевност је интересантан, мотивирајући материјал, који шири видике упућујући на друге земље и историјске периоде. Она је често занимљивија од текстова из уџбеника страног језика. Има висок статус у многим земљама и културама, па стога код ученика може изазвати прави осећај задовољства због разумевања неког високо цењеног књижевног дела.



Као Видоусон, и Лазар (1993) тврди да књижевни језик, „није комплетно одвојен од других форми језика,“ и да због тога, „очигледно има Lipar / Journal for Literature, Language, Art and Culture / Year XVIII / Volume 63
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импликација за коришћење књижевности на часовима језика“. Даф и Мејли (1990) раздвајају „импликације” које Лазар помиње у три основне категорије: Лингвистичку: Књижевност нуди широк дијапазон стилова, регистара, врста текстова са много различитих нивоа сложености; Методолошку: Књижевни текстови су отворени за многе различите интерпретације те „ова пригодна различитост мишљења између личне интерпретације једне и друге индивидуе може бити премошћена истинском интеракцијом“ (Даф и Мејли 1990:6). Мотивациону: Књижевни текстови обрађују теме и мотиве којима су њихови аутори били заокупирани толико да су морали о њима да пишу те се стога не сматрају тривијалним. Даф и Мејли тврде да тај „аутентични осећај“ књижевних текстова представља снажан мотиватор и дотиче теме на које ученици језика могу пружити лични одговор из свог сопственог искуства. Коли и Слејтер заговарају ове исте идеје уносећи их у поглавља о културном обогаћењу, језичком обогаћењу, и личној укључености (Коли и Слејтер 1987:4-5). Тражећи одговоре на шта, зашто и како уврстити књижевност у наставу енглеског као страног језика, они закључују да књижевност представља вредан, аутентичан и релевантан материјал који обезбеђује језичко, културно и лично обогаћење студената. Значај књижевности у процесу учења страног језика, и везу између књижевности и личне укључености препознали су многи лингвисти, неки од којих су најпознатији и најутицајнији лингвисти друге половине XX века, Јакобсон, Видоусон, Крешен, Брамфит, Картер, Лонг и други. Брамфит подсећа на изузетно снажну мотивациону моћ прича, тврдећи да су приче, било у приповедном било поетском облику, људска свакодневница, и као такве привлачне и за усвајање језика и комуникацију са другима. Приче и песме пружају две повластице које су од виталног значаја – 1) најмоћнији су мотиватор употребе језика који нам је доступан. Будући да је приповедање (narrative) основна делатност нашег мозга, ми их користимо да обликујемо сваки наш дан. Организатор су индивидуалне свести и основно средство помоћу којег преговарамо са другима. То приповедање разрађују, дају му значај и смисао они који пишу књиге. Природно је онда да у школи и ван ње причање и слушање прича треба да буде основни елемент у комуникацији. 2) Приче и песме су најмоћније средство учења о језику који поседујемо. „Кад је неко дете понесено књигом, процењујући неки лик мерећи своје и вредности и осећања у односу на лик из књиге; или кад се ученици унесу у најпрецизнију и најконкретнију употребу речи у поезији, а постану свесни да речи могу имати значења у својим звуковима, ритму и асоцијацијама исто као и у лексичкој дефиницији – тада ће они научити више о томе шта је то језик и шта он чини него када то чине путем било којег броја вежбања из уџбеника“ (Брамфит и Бентон 1993:4). 232
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3.2. Неке недоумице и проблеми везани за коришћење књижевности у настави страног језика 3.2.1. Проблеми везани за опредељење наставника за књижевност као извор Недоумице у погледу природе књижевног језика. Као што је поменуто наставник се може определити за књижевност као извор у настави језика у зависности од свог разумевања речи књижевност. Иако неки теоретичари, и неки наставници, тврде да књижевни језик често одступа од конвенција граматике, синтаксе или савремених колокација, па стога није прикладан за учење „стварног” језика, то је ипак само делимично тачно, јер се, с друге стране, може и тврдити да су нека одступања књижевног језика пренесена у свакодневни језик и обрнуто, тако да изложеност њима заправо доводи до ширења свести о језику код ученика/студената, што им уједно помаже у њиховим настојањима да комуницирају са изворним говорницима. Да управо ова чињеница има више предности него мана, ако се узме у обзир да ће ученици када препознају одступање у језику препознати и саму норму, указивао је Видоусон (Видоусон 1975). Он је сматрао да управо те разноврсне софистициране употребе језика у књижевним делима и провоцирају ученике да их проучавају, а тиме и размишљају о нормама употребе језика. Да би разумели стилске ефекте неке необичне речи или фразе они морају бити свесни како и колико се они разликују од уобичајене фразе из речника. У расправљању о стилским ефектима ученици ће се осврнути на избор вокабулара и најпре констатовати норму од које се одступа, па онда изучавати разлоге одступања и ефекте. На овај начин књижевност помаже ученику у развијању сензибилитета за свеопште карактеристике страног језика. Страх од реакције ученика/студената. Наставник може сматрати проблематичним коришћење књижевности на часу зато што није сигуран да ли ће они бити заинтересовани или сматрати релевантним књижевни текст на часу на којем се вежба језик (посебно када су у питању часови припреме за неки језички тест/испит). Ипак, уколико је сам наставник свестан корисности рада са књижевним текстом он ће покушати да свест о томе пренесе на ученике/студенте, што се може постићи применом разних стратегија. Несигурност у погледу уклапања у наставни програм. Наставник може бити нерасположен за тражење могућности обраде књижевности и када није сигуран како би могао књижевност обрадити у оквиру наставног програма и уклопити је у свој план часа. Недостатак самопоуздања у погледу познавања књижевне теорије и савремене методологије наставе страног језика. Обраду књижевности на часу језика наставник може избегавати и када верује да није довољLipar / Journal for Literature, Language, Art and Culture / Year XVIII / Volume 63
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но компетентан да обрађује књижевност сматрајући да такав начин рада неминовно подразумева добро познавање теорије књижевности, историјата одређеног текста и познавање одговарајућих методолошких приступа. Треба подсетити да је у настави језика познавање књижевне теорије од стране наставника мање битно јер познавање теорије књижевности није циљ, већ усвајање и употреба страног језика. Превелико ослањање на уџбеник. Има и наставника који се плаше да пробају нешто ново на часу користећи књижевни текст, и више воле сигурност коју пружа употреба фиксног, добро познатог метода и материјала. Ипак, ниједан метод ни уџбеник не могу бити идеални, па је слепо придржавање њима нешто што свакако треба избегавати. 3.3.3. Проблем избора материјала у погледу његове лингвистичке и концептуалне тежине Наставник који жели користити књижевност у циљу усавршавања језичких вештина и знања морао би да размотри неке од најважнијих фактора код избора књижевног текста за обраду на часу, као на пример добро разумевање текста и могућност његовог коришћења на часу с лакоћом, довољно времена на часу за рад на тексту, уклапање текста у остатак програма, релевантност и инспиративност за ученике, одговарајуће културно или књижевно предзнање потребно ученицима/студентима за активности у вези са текстом, тежину језика у тексту и слично. Чини се логичним да наставник неће одабрати текст који је неразумљив ученицима у било којем смислу јер ће тиме бити фрустрирани и наставник и ученици. Међутим, тешкоћа вокабулара у тексту не мора бити препрека разумевању, посебно ако се ученици вежбају да разумеју речи на основу контекста. Постоји разлика између тежине вокабулара и синтактичке тежине. За ученике на средњем и напредном нивоу владања језиком, тежина вокабулара у неком тексту не мора бити препрека у његовом разумевању као што може бити синтактичка и стилистичка комплексност. Претпоставља се да су ученици на поменутим нивоима већ развили и установили неопходне технике у закључивању значења речи и фраза на основу контекста. Постоје и разлике у ставовима ученика према „тежини” одређеног текста. За неке је тежина интелектуални изазов, а за неке је тај изазов тешкоћа. Несумњиво, избор одговарајућег текста представља једну од најзначајнијих занимања наставника, али осим самог текста битно је и наставниково владање и примена широког спектра методолошких приступа који одговарају различитим наставним ситуацијама. Другим речима, веома је важно узети у обзир вежбања и начин обраде која наставник жели применити на часу, а не само текст или тежину вокабулара или структура.
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3.3.4. Проблеми везани за методологију Видоусон сматра да постоји моменат у процесу развоја ученика када би их требало наводити да критички оцењују литерарне текстове, доносе сопствене судове и интерпретације (ibid.). Он потврђује да постоје ученици који ово раде интуитивно, али се залаже да се та чињеница ипак не подразумева јер се таква интуиција не развија код свих у исто време, па је некима неопходна стилска анализа да их до те тачке доведе. Картер наводи како постоје професори књижевности које не занима пуно лингвистика те језички модел обраде књижевности и приступе оријентисане на процес сматрају „редуктивним”, будући да се преко њих текстови редуцирају на њихов лингвистички ниво при чему се истовремено и не схвата да су они „холистичке креације које припадају одређеним културним традицијама, историјски обликоване и израсле из проживљених искустава писаца“ (Картер и МекРе 1996: xxii) . Пракса показује да ни приступи који фаворизују језичку анализу, ни културолошки приступи, који се базирају на пружању културолошких, биографских или историјских информација, нису одговарајући ако се искључиво они примењују.



4. Начини ИНТЕГРИСАЊА књижевности у САВРЕМЕНУ наставУ СТРАНог језика У мноштву различитих модела обраде књижевних дела на часу страног језика у теоријској литератури позната је класификација коју су направили лингвисти Картер и Лонг (1991). Они разликују три основна модела наставе књижевности на часовима језика. Иако су сами модели, по речима аутора, „апстракције“, и у пракси се често преплићу, сви модели укључују одређене посебне циљеве који се могу постићи преко читавог низа педагошких вежбања (Картер и Лонг 1991: 9). Начини обраде књижевног текста на часу језика зависиће од циљева часа и програма, и самих ученика, у складу са чим ће наставник у датој наставној ситуацији одабирати одговарајући модел, или комбинацију модела. 4.1. Културолошки модел Овај модел се везује за методе у којима је наставник у центру процеса учења и у којима се текст посматра као производ. Фокусирање на текст као на производ подразумева да он представља извор информација и знања о страној култури, које ће студенти запамтити и поновити када се то од њих буде тражило. Ово је најтрадиционалнији приступ, који се често користи на часовима књижевности на универзитетском нивоу, превасходно на предавањима. Lipar / Journal for Literature, Language, Art and Culture / Year XVIII / Volume 63
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У културолошком моделу испитује се друштвена, политичка и историјска позадина текста, књижевних кретања и жанрова. Не придаје се посебна пажња раду на језику датог текста, а мало пажње се поклања развијању вештина које ће помоћи студентима да читају књижевност самостално и ради себе самих, и доносе сопствене ставове и закључке из књижевних текстова. Тачно је да је језик и културу немогуће одвојити. Када подучавамо страни језик и користимо аутентичан језички материјал, што је често књижевност, подучавамо и културу, а студенти је, као и језик, усвајају свесно или несвесно. Интеркултурна теорија јесте интегрални део наставе страних језика. Такав је случај и у подучавању књижевности – разумевање неког књижевног текста често подразумева разумевање одређеног културолошког контекста. Важно је, међутим, имати у виду да упознавање и разумевање одговарајућег културног контекста, што може, али не мора, бити циљ наставе књижевности, нису главни циљ наставе страног језика, већ само један од циљева. Не сме се занемарити ученик и начини његовог оспособљавања за владање језичким вештинама, за комуникацију на страном језику у разним друштвеним контекстима. Картер и Лонг упућују на важну дистинкцију између проучавања књижевности као такве и коришћења књижевности као извора, у циљу побољшања језичке продукције и компетенције (Картер и Лонг 1991:3). Наставник који користи књижевност у настави језика морао би стално бити свестан поменуте дистинкције, те основног циља језичке наставе. Он може, и требало би, да пружа и културолошке информације, али превасходно када је то неопходно за разумевање страног језика, ширење свести о језику и поспешивање изражавања студената на страном језику. 4.2. Језички модел Овај модел претпоставља студента у центру процеса учења и везује се за наставу фокусирану на процес (process-based teaching ). Ученици у току рада с текстом обраћају пажњу на начине на који се језик користи да би разумели и тумачили однос између језичке форме и књижевног значења. У овом моделу ученици се хватају у коштац са значењима речи и фраза, и повећавају своју општу свест о страном језику. При обради текста наставник се може фокусирати или на граматику и вокабулар, на начин на који се то обавља у стандардним уџбеницима за учење страног језика, или да примењује стилску анализу. Уколико се наставник одлучи за стилску анализу као технику она ће укључивати анализу лингвистичких карактеристика текста у циљу оспособљавања ученика за доношење смислених интерпретација текста. Циљ језичког модела је помагање ученицима да читају и да изучавају књижевност што компетентније и уједно говоре тачно и течно на страном језику, користећи богат вокабулар, сложене реченице и преносећи финесе у значењу. 236
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У обради одређеног књижевног облика језички модел анализе даће тексту лингвистички оквир, што би требало да произведе читаву листу језичких форми које се сусрећу у том типу текста, а такође би се утврдиле и релевантне карактеристике тог жанра – на пример ситуација, однос писца и публике, ниво формалности тона и језика, омер између наративног текста и текста дијалога, информативна структура и слично. Међутим, категоризација би могла довести до поједностављивања текстова у циљу њиховог смештања у неки за њих унапред одређени оквир. Зато је можда боље почети рад са текстом без давања теоријског оквира, а онда заједно са ученицима откривати одређене регуларности у текстовима који се заједно читају на часовима, па и ван њих, и на крају установити и интерпретирати девијације као примере у којима аутори одступају од правила у креативне сврхе (као што Видоусон предлаже). Овај начин се чини ефектнијим јер не намеће строги модел ученицима који би могао касније да спутава њихову креативност и инвентивност. Унутрашње карактеристике текста нису битне саме по себи, већ само у односу са контекстуалним параметрима као што су читалачка публика или основни циљ одређеног жанра. Жанрови су и сами променљива категорија, динамични објекти који се разликују зависно од потреба друштвених система у којима настају и развијају се. Нови жанрови се стално појављују, а неки мењају своје особине временом. Други су опет толико слични неким другим жанровима да их је тешко разликовати односно идентификовати. На нижим нивоима учења страног језика требало би избегавати строжу верзију језичког модела у којем би се велика пажња поклонила теорији књижевности. Међутим, на напредним нивоима, када су ученици већ обогатили своје познавање разних књижевних жанрова већа пажња се може посветити метајезику. Обраде књижевног текста могу укључивати анализу, сецирање текстова у циљу откривања њихових унутрашњих механизама, и разумевања елемената које је неопходно употребити да би се постигле одређене комуникативне функције. Осим основног циља – развијања језичке компетенције у писменом изражавању, педагошки циљеви могу укључивати усавршавање сензибилитета ученика/студената за реторичке ефекте и структуре које се изнова појављују у жанром одређеним текстовима. Претпоставка је да када ученик/студент једном овлада оваквим интерпретативним моделом, лако ће га пренети и на друге области. Посебно би ученике четврте године требало подстицати да пишу и личне приче (дескриптивне, наративне есеје) и критичке радове – који могу варирати од књижевно-критичких евалуација до лингвистичких анализа текстова. На тај начин њихова компетенција у оба смера стално би се увежбавала. Треба нагласити да, као и при примени културолошког модела, при примени језичког модела обраде књижевности наставник страног језика треба да буде свестан чињенице да језичка анализа није сама по себи циљ већ средство у помагању што успешнијег развоја језичке и Lipar / Journal for Literature, Language, Art and Culture / Year XVIII / Volume 63
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комуникативне компетенције ученика, и изазивању језичке продукције одређеног дискурса на страном језику. 4.3. Модел развоја личности (personal growth model) У моделу развоја личности ученик је у центру наставног процеса, што овај модел чини ближим језичком од културолошког модела, у којем је претежно наставник у средишту. Он такође укључује активности/вежбања чији је основни циљ мотивисање ученика за читање и изучавање књижевности. Ученици се охрабрују да доносе сопствене закључке и наводе да текст „учине својим сопственим”. Индивидуално доживљавају и тумаче текст, доводећи га у везу са својим осећањима, мишљењима, сопственим искуством и познавањем света. Интеракција између текста и читаоца на страном језику у средишту је овог модела. Сматра се да ће овим начином учење тј. оно научено бити лакше и боље запамћено. „Маштовито бављење књижевношћу омогућава ученицима да пребаце фокус своје пажње изван аспеката система страног језика који су више механички“ (Коли и Слејтер 1987:5). У идеалном случају, наставник ће, преко разних задатака, користити књижевност да позове читаоца, односно ученика, као комплетну личност да борави у свету самог текста. Холистички приступ као овај ослања се на огромну моћ коју књижевност може имати у покретању људи и има за циљ да то искористи на часу језика. Задовољство у читању књижевних дела посебан је и неопходан квалитет који ће избледети уколико се текст који се обрађује третира као било који текст који служи за усвајање вокабулара и вежбање граматичких структура, односно „инструменталну манипулацију“ (Картер и Лонг 1991:8). Овај модел изучавања књижевности у складу је са основним поставкама хуманистичког приступа учењу и усвајању језика, по којем се обраћање пажње на индивидуалност ученика/студената сматра погодним за отварање канала за критичко мишљење и даље језичко усвајање. Истовремено је у складу и са теоријом читалачког одговора, једном од савремених теорија књижевности која у средиште уметничког доживљаја ставља читаоца, а не аутора датог књижевног дела. Иако често омаловажавана као књижевна теорија од стране теоретичара књижевности, у настави језика ова се теорија веома добро уклапа у савремену интерактивну наставу са учеником у средишту, јер ставља читаоца, то јест ученика, у средиште ствари и уважава лична мишљења и осећања. По теорији читалачког одговора читаоци су активни ствараоци значења, њихова лична искуства утичу на интерпретације литерарних дела, и процес читања је наглашено један конструктивни, а никако пасиван, рецептивни процес. У овом приступу књижевним делима читалац је у фокусу и његова поновна креација текста, а не, као на пример у новој 238
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критици, конфликт, односно центар критичке дискусије, у одређеном делу. Заступници теорије читалачког одговора, Ајзер, Холанд, Фиш и други, ослањају се на феноменолошку претпоставку да је немогуће раздвојити субјекат и објекат, читаоца и текст. Читање не представља откривање значења, већ његово стварање. Критика текста зарад њега самог није у центру већ дискусија процеса читања, интеракција читаоца и текста. Као што Стенли Фиш тврди, „структура читаочевог искуства, радије него било која друга структура која се може наћи на страници текста, јесте оно што би требало да буде објекат дискусије” (Брамфит и Бентон 1993:3). Кристофер Брамфит истиче да трансфер ауторитета у читању једног књижевног дела са аутора на читаоца, што је имплицирано у поменутој изјави Стенлија Фиша, рефлектује кључну промену у односу на критичке ставове већине припадника књижевних кругова 1950их и 1960-их. Брамфит тврди да ова промена није револуционарна већ еволуциона – „прогресивно разматрање начина на који читаоци креирају литерарна искуства сами за себе из песама и прича”. Овај феномен је, за Брамфита, доминантан начин размишљања о читању код савременика. За њену водећу улогу и привлачност Брамфит наводи пет основних разлога: 1. Она се појављује као природни, еволуциони наследник старомодног либералног хуманизма. Постоји јасан фокус, као код Ливиса, на конкретном искуству читања текста, а опет ослобођен културног и естетског снобизма који квари критику из тог периода. 2. Овај приступ уважава интегритет и текста и читаоца, одајући признање јединствености сваког доживљаја читања текста. Због овог је она универзално привлачна за читаоце, а још више за професоре књижевности чији је фокус на респонсивности – живим процесима унутар једне учионице. 3. Она дефинише питање вредности не само као нешто што је унутрашња вредност неког дела него и транзитивна, и тако ставља у други план питање критичке евалуације „великих текстова” у корист судова о вредностима применљивих на одређеним текстовима од стране одређених читалаца. Она пружа нову перспективу према моралним вредностима читања књижевности тако што истиче значај индивидуалног читања неког текста. Одговорност према стварању значења има читалац; нагласак се помера са критичара и примљеног знања према развоју личних тумачења, њиховом усавршавању кроз разговор с другима, и евалуацију кроз оно што Стенли Фиш назива „ауторитетом интерпретативне заједнице неке учионице”.
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4. Инклузивна је по питању других важних аспеката модерне књижевне теорије. У стању је да уклопи аспекте рецимо наратологије или феминистичке теорије у свој оквир као савезнике у настојању да се расветли интеракција између текста и читаоца који је њен главни фокус занимања. 5. Она представља савремену опредељеност за процес на рачун продукта на препознатљиве и експлицитне начине. У практичном смислу, то имплицира употребу истраживачких разговора и неформалног писања у циљу мониторисања, бележења и дељења нечијег размишљања са размишљањима других. Овакве активности произилазе из теоријске позиције која се слаже са идејом одступања од закључака, без фиксирања значења, и са неограничено поновљивим квалитетом литерарних искустава (Брамфит и Бентон 1993:4). С обзиром на овакву природу и потенцијал лако је увидети како теорија читалачког одговора и њена пракса удовољавају основној потреби наставника језика и књижевности, посебно на универзитетском нивоу, а која се може дефинисати као задатак оспособљавања и охрабривања „рафинираних читалаца”. Двосмисленост фразе је намерна: рафинираних у погледу ентузијазма и посвећености, и рафинираних у интелектуалном смислу, оштрих и свесних емоција. Литерарни прогрес је, по Брамфиту, мешавина комплементарних атрибута – ширине и строгоће, разноврсности и дискриминација, развијања навике читања и способности разазнавања. Брамфит закључује део о теорији читалачког одговора сугестијом упућеном свим наставницима језика и књижевности: „Као што су прва љубав и крајња оданост једног писца посвећени језику, тако и професор књижевности дели исту одговорност. Љубав према литерарном језику јесте најважнија ствар коју ми можемо усадити у наше ученике“ (ibid.). 4.4. Еклектички модел Узевши у обзир чињеницу да се у пракси културолошки, језички и лични модел наставе страног језика у коју је интегрисана књижевност често и неминовно преплићу, закључак је да је један еклектички модел, који интегрише, комбинује све поменуте моделе у складу са потребама, најподеснији у савременом добу, ако не и једини могућ. Такав закључак је у складу са идејом савременог принципијелног приступа настави страних језика (Браун 2002:11), у којем се првенство даје потребама појединих наставних контекста и уважавању индивидуалних различитости ученика/студената унутар једног разреда у односу на избор метода и техника подучавања. Сви наведени приступи и модели најбоље функционишу кад један другог надопуњују, а наставници их комбинују у складу са одговарајућим едукативним контекстом – зависно од текста 240
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који се обрађује, наставних циљева, и циљева и амбиција самих ученика/студената. Будући да је мотивација ученика према учењу доказана као убедљиво најјачи фактор успешног учења, за наставнике је главни изазов како навести ученике да више уче, односно како их мотивисати да више читају, слушају, пишу и говоре на страном језику, те што боље усавршавају своје језичке, културолошке и личне компетенције. У савременој настави недопустиво је посматрати ученика као машину за учење језика или било чега другог. Данас се не може занемарити чињеница да је ученик/студент као целина у центру наставног процеса, са свим оним што у себи носи – знањима, вештинама, способностима, мишљењима и осећањима. У средишту је учење, а подучавање је у другом плану. Стога активна укљученост ученика/студената мора бити приоритет. У практичном смислу, интегрисани, еклектични модел, требало би да успешно обједињује страни и матерњи језик са књижевношћу и културом. Код ученика/студената треба подстицати аутономност и омогућити им избор, посебно слободан избор барем једног броја текстова за рад на часу. Уколико се користе и преводи светских књижевних дела на одређеном страном језику, а не искључиво дела која потичу из народа чији се језик учи, подстицаће се и мултикултуралност и љубав према језику, књижевности и култури сопственог народа. Пажљива и посвећена примена овог приступа од стране образованог наставника страног језика, не би смела да значи површно и произвољно коришћење насумично одабраних књижевних текстова из богате светске ризнице, већ добро планирано и стално преиспитивано управљање наставним процесом, које подразумева интеграцију многих знања и вештина. Препоручљиво је комбиновање техника карактеристичних за разне методе подучавања страних језика, од граматичкопреводног преко сугестопедије и комуникативног метода до метода базираном на задатку, рецимо комбиновање интензивног и екстензивног читања и слушања на страном језику, уз коришћење савремене YouTube технологије и интернета. Коју год од безброј техника из разних наставних метода да одабере било би добро да је усклади са специфичном наставном ситуацијом и евалуира је у односу на савремене научно базиране принципе које Браун препоручује као водич у савременој настави (Браун 2007:54-71). У настави језика наставник не предаје књижевност већ је користи. Он је свестан важне дистинкције између проучавања књижевности као такве и коришћења књижевности као извора (Картер и Лонг 1991:3), у циљу побољшања језичке и интеркултуралне компетенције, а кроз стални фокус на развој комплетне личности ученика/студената. Читање и слушање аутентичних прича и песама, пружа мотивирајући медијум за усвајање и коришћење језика, истовремено поспешујући развој критичког мишљења. Књижевност је погодна за развој интеркултуралне свести Lipar / Journal for Literature, Language, Art and Culture / Year XVIII / Volume 63
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студената, емпатије, толеранције према различитости, и емоционалне интелигенције, а уколико и наставник показује свест о важности социоафективних фактора, а не само когнитивних, при учењу може знатно поспешити процес учења (Браун 2001). Изузетно је важно храбрити ученике/студенте да самопоуздано износе сопствене критичке судове о прочитаним делима унутар мањих група, књижевних кругова, али и вежбају природно и изражајно читање, нарочито поезије и драме, те учествују и у јавним наступима. Претпоставка је да ће ученици/студенти осећати посебно уживање и задовољство због рецитовања и извођења на позорници пред публиком, развијати емпатију према различитим ликовима из песама/драма стављајући се у позицију протагониста док говоре. Наставник који користи књижевност у настави језика и примењује еклектички приступ у настави преузима ризик и инспирише ученике/ студенте да то чине, наглашавајући предност експериментисања, флексибилности и отворености насупрот ригидности у било којем смислу, посебно слепом и некритичком придржавању уџбеника, силабуса или наставног плана и програма. 5. ЗАКЉУЧАК И ПРЕПОРУКЕ Иако је узето у обзир и показано да књижевни текст може имати слабости као и сваки други наставни материјал, у зависности од тога како се користи, резултати проучавања теме указују на то да је књижевност корисно и занимљиво интегрисати у савремену комуникативну и еклектичку наставу страног језика, будући да се тиме уз језичке, успешно могу развијати и личне и културолошке компетенције ученика/ студената. Имајући у виду вишедеценијску популарност ове теме међу истраживачима и практичарима наставе страних језика вредело би испитивати искуства ученика/студената и наставника након учешћа у настави у којој су на одређени начин коришћена дела светске књижевности на страном језику, и наставити емпиријски истраживати ефекте интегрисања књижевности у језички силабус, са разноврсним ученицима, у разноврсним наставним ситуацијама и друштвеним заједницама. У савременом добу постоји безброј наставних материјала и техника за успешно овладавање страним језиком, али интегрисање књижевних текстова на страном језику иницијатива је за коју се сигурно вреди посебно заложити, и охрабривати наставнике страних језика да више поспешују критичко мишљење и креативно изражавање, те да организују поетске, прозне и драмске догађаје на страним језицима, у којима ће ученици/студенти активније учествовати и комбиновати осећања, ставове и интеркултуралну свест са способношћу учења језика и кориштењем знања која им помажу у њиховом укупном развоју.
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ИНТЕГРИСАЊЕ КЊИЖЕВНОСТИ У САВРЕМЕНУ ПОСТМЕТОДСКУ НАСТАВУ СТРАНОГ ЈЕЗИКА



Улога наставника у савременој настави страног језика од кључног је значаја. Осим наставникове наклоњености књижевности и њеног доброг познавања, један од најважнијих предуслова ефектне наставе страног језика у којој је књижевност значајан извор јесте упознатост са савременом идејом принципијелног (информисаног) еклектицизма, која подразумева добро познавање и разумевање низа досадашњих познатих теорија, филозофија, метода, техника и принципа везаних за подучавање страних језика.
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Жељка Бабић1 Универзитет у Бањој Луци Филолошки факултет Студијски програм енглеског језика и књижевности



ПРЕВОД КАО КУЛТУРАЛНА СПОНА: КОНТРАСТИВНО-АНАЛИТИЧКИ ПРИСТУП2



Kонтрастивна транслатолошка истраживања превасходно су се усредсређивала на утврђивање успјешности или неуспјешности трансфера појединих језичких, књижевних и културалних значајки из језика-извора у језик-циљ. Полазећи од поставке да превод представља и спону двају језичких и друштвених култура којима припада, овај рад бави се анализом издвојених културалних одредница које су уочене унутар превода и њиховим трансфером у текст на језику-циљу. Примјењујући апаратуру контрастивне анализе на превод на енглески језик приповјетке Иве Андрића Смрт у Синановој текији, рад се усредсређује на откривање приступа којима се користио преводилац при трансферу културолошки маркираних јединица, а које су му омогућиле да се самопроглашена видљивост аутора, која је сасвим јасно осјећа у тексту на језику-извору, осјети и у тексту на језику-циљу. Резултати истраживања показују коришћење три универзалне норме, интерференцију, растућу стандардизацију и експлицитацију, током процеса превођења. Такође је видљиво и присуство еквиваленције при преношењу значењских и језичких јединица. У коначници, рад указује на потребу приступа преводу као процесу, а не као пуком производу преводилачке праксе или вјештине, јер ће се на тај начин омогућити будућим корисницима текста да врше властита ишчитавања и анализе великог броја културолошких нивоа који се могу пронаћи у основама књижевног текста. Кључне ријечи: транслатологија, културално превођење, преводивост и непреводивост, превод као процес, трансфер.



1. УВОДНЕ НАПОМЕНЕ Истраживања којима се бави савремена наука о превођењу већ су одавно изашла из домена уске научне области транслатологије, која је сама по себи и мулти и интердисциплинарна. Наслањајући се истовремено и на лингвистичке и на књижевно-теоријске основе, али градећи и властити теоретски оквир, наука о превођењу све више пажње поклања проучавању тзв. мањинских језика, те се на тај начин укључује у борбу за очување културолошке посебности народа, али и њиховом повезивању унутар универзалне језичке истраживачке мреже, чији је циљ промовисање посебности као основе за признање припадности глобал1 [email protected] 2 Рад је прерађена и проширена верзија усменог излагања под називом Могућност ишчитавања културолошких слојева унутар превода представљеног на научном скупу Наука и стварност који је одржан 21. маја 2016. године на Филозофском факултету Универзитета у Источном Сарајеву. Lipar / Journal for Literature, Language, Art and Culture / Year XVIII / Volume 63
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ном језичком друштву. Оно што је важно јесте докучити могућност преношења културолошких посебности тако да се при трансферу изгуби што мање од особености којима се одликује текст на језику-извору. При покушају да се и тексту на језику-циљу удахне његов властити живот у новонасталој језичкој реалности, наука о превођењу покушава да одреди границе превода, могуће сукобе унутар одређених лингвистичких слојева, те да укаже на начине за превазилажење свих ограничења која се могу појавити унутар самог процеса превођења. Самим тим, питање превода са језика који спада у групу тзв. мањинских језика пред преводиоца поставља изазов одређивања и приближавања како језичких тако и културолошких одредница за које се претпоставља да читаоцу на језику-циљу неће бити блиске или ће бити сасвим непознате, а пред истраживача проблем установљавања видљивости или невидљивости ових посебности унутар готовог производа преводилачке праксе. 2. ПРЕВОД, ИШЧИТАВАЊЕ КУЛТУРОЛОШКОГ СЛОЈА И ТРАНСФЕР Питати се да ли преводиоци и читаоци превода иду у истом, линеарно одређеном, правцу значи ставити се на страну неких од књижевних теоретичара, нпр. Ролана Барта, који нас враћа разматрању улоге и снаге самог писца при обликовању књижевног текста: „[Т]екст је ткиво навода који потичу из безбројних центара културе … (ауторова) једина моћ састоји се у томе да мијеша рукописе, да их супротставља једне другима, и то тако да се никада не ослања ни на један од њих”. (наведено у Баснет 1995: 27)3 Са друге стране, Гидеон Тури нас опомиње о могућности постојања псеудопревода. Он у савременој преводилачкој пракси види маргинализовану, а не канонску праксу, те тврди да „[А]ко [се], у таквим случајевима, преводилачке норме разликују […] од норми оригиналног књижевног стваралаштва у циљној култури, те ако разлика води у правцу веће толеранције према одступањима од санкционисаних модела, као што је то често и случај, онда се и преводилачке норме такође могу прихватити, барем дјелимично, под обликовањем оригиналних текстова, који се уводе у систем у облику изворних превода, и, као резултат, посједују мањи праг отпора кога је потребно превазићи.” (наведено у Баснет 1998: 28)4 3 „The text is a tissue of quotations drawn from the innumerable centres of culture ... (the author‘s) only power is to mix writings, to counter the ones with the others, in such a way as never to rest on any one of them [. . .]”. (Све цитате у раду превела је Жељка Бабић.) 4 „If, in such cases, translational norms differ from the norms of original literary writing in the target culture, and if the difference is in the direction of greater tolerance for deviations from sanctioned models, as is often the case, then the translational norms can also be adopted, at least in part, for the composition of original texts, which are introduced into the system in the guise of genuine translations and, as a result, have a lower resistance threshold to pass.”
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На овакав начин повезује се теоретска поставка о преводу као вјештини, али и ономе што у ствари и јесте – нови текст. Када се говори о превођењу књижевног текста, поставља се питање којим путем поћи: да ли инсистирати на преводу као новом оригиналу или тежити пресликавању изворног текста? Сама теорија нам нуди различите методолошке основе и апликативне праксе, али када је у питању културолошки аспект, морамо се одлучити или за прилагођавање језику-циљу (domestication) или за потпуно прилагођавање циљног производа оном датом у језику-извору (foreignization).5 У оба случаја, евидентан је проблем субјективности који посједује сваки од корисника производа превођења, а који је проузрокован културолошким и друштвеним детерминантама које варирају при сваком коришћењу језичког апарата при преносу поруке из језика-извора у језик-циљ. Венути (1995: 311) сматра да „преводиоци који желе да промијене властиту културалну маргиналност то могу да учине само унутар кодова који су специфични за културу језика-циља.” (Венути 1995: 311)6 Природан избор методолошког апарата за приступање ишчитавању културолошких слојева унутар превода била су поставке културолошког превода. Баба (1990: 209) даје критички приказ односа тзв. западне културе према производу превођења. Користећи термин „западњачко знање” (Western connoisseurship), под којим подразумијева способност разумијевања и схватања култура у универзалном временском оквиру који прихвата њихове различите историјске и друштвене контексте, Баба истиче да се оно користи не би ли се створиле норме које су у складу са доминантном културом, те да се те норме обликују и смијештају унутар оквира саме доминантне културе. Баба ово назива „стварањем културолошке различитости и задржавањем културолошке подвојености”. (Ibid.)7 Истичући негативне посљедице које се јављају при примјени овог принципа, он примјећује да „[У]ниверзалност која парадоксално дозвољава различитост сакрива етноцентричне норме, вриједности и интересе…” (Ibid.)8, те да се он, не приклањајући се ни једној ни другој страни, ставља у позицију која приказује Другост. Киниу (2016: 87) истиче да је Баба је поново измислио концепт Другости тако што је њемачки концепт Fremdheit (страност) трансплантирао у тло енглеског језика. Она примјећује да Бабин концепт Другости „сугерише модел интеракције између индивидуалних субјеката и језика који је далеко сложенији од односа свјесна креативност наспрам несвјесне репродукције модела норми које може да подразумијева



5 Оба појма преузета су из Венути (1995). 6 „Translators committed to changing their cultural marginality can do so only within the codes that are specific to the target-language culture.” 7 „[…] a creation of cultural diversity and a containment of cultural difference.” 8 „The universalism that paradoxically permits diversity masks ethnocentric norms, values and interests [. . .]” Lipar / Journal for Literature, Language, Art and Culture / Year XVIII / Volume 63
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Шлајермахерова концепција агентности преводиоца на матерњем језику”. (Киниу 2016: 87)9 Сасвим је јасно да културално превођење, које се усредсређује на превод као процес, а не као производ (или на процесе, као што наводи Пим (2014: 138)) не може бити једини приступ контрастивном проучавању, јер оно искључује лингвистичке основе, али је истовремено и неизоставно у транслатолошким испитивањима овог типа, јер омогућава сагледавање хибридности и међукултуралних утицаја, како оних који се тичу преводиоца, тако и примаоца поруке као исходишта преводилачког производа. 3. МЕТОДОЛОГИЈА ИСТРАЖИВАЊА Истраживање које смо преузели засновано је на поставци да ће бити могуће јасно разграничити поједине културолошке нивое унутар самих језичких јединица које се користе при превођењу на језик-циљ. Као основа овакве поставке узета су претходна истраживања обављена на другим књижевним формама (в. Бабић 2016а, и Бабић 2016б) која су била пут за хипотезу да ће се и у тексту који представља компактнију књижевну форму, као што је то у овом случају приповјетка, поготово ако он, због своје везаности за културални и језички оквир једне посебне географске цјелине, те читаоцу на језику-извору може да представља проблем при процесирању, јасно моћи одредити посебни културолошки одмаци од материјала који је представљен у тексту на језику-извору. Корпус који је изабран морао је бити ограничене дужине, како би број коришћених лингвистичких јединица у језику-извору и језику-циљу могао бити сведен на минимум који ће омогућити квалитетно контрастирање. То је био разлог што се за извор контрастирања одабрала баш приповјетка. Теоретски извори (Норд 2005; Кругер, Валмах и Мандеј 2011; Лавиоса и др 2017), као и претходна лингвистичка истраживања на корпусу приповјетке (Шавијер 1997; Мандеј 1998; Бабић 2015) показала су да она пружа низ могућности за квантитативно и квалитативно ишчитавања различитих језичких феномена. За корпус је изабрана приповјетка Иве Андрића Смрт у Синановој текији и њен превод на енглески језик. Значењска слојевитост и компактност текста требало је да покажу да ли је могуће уочити и издвојити дубинске културолошке нивое унутар текста на језику-циљу и одредити да ли они кореспондирају онима који су дати на језику-извору? При одабиру корпуса, водило се рачуна да је превод направио изворни говорник енглеског језика (преводилац је Фелисити Рослин), тј. да постоји иницијални културолошки одмак између текста и његовог преводиоца. 9 „[…] a model of interaction between individual subjects and languages that is far more complex than the conscious creativity versus unconscious reproduction of norms model that Schleiermacher’s conception of the agency of the translator in his tongue might imply.”
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Разлог за овакав поступак био је и покушај да се превазиђе једна од основни критика која се упућује истраживачима који користе методологију културолошког превођења, а која је уско везама за поимање истраживања на основу само једног свјетоназора, англосаксонског, јер су истраживања углавном усмјерена на један језик, енглески, те је због тога Другост, као једна од основних одлика процеса превођења, сведена на нестајање, или, како то наводи Триведи (2007: 286) „[У]мјесто да нам помогне да се упознамо и искусимо друге културе, превођење се асимилирао у само једну једнојезичну глобалну културу”.10 У тексту на језику-циљу разматрала се и кохезивна структура самог текста, као и присуство Другости како кроз структуру реченице, тако и кроз коришћење различитих облика адаптација. Основна апаратура истраживања заснивала се на дескриптивним транслатолошким студијама (DTS, descriptive translation studies) које је Тури (1995) разрадио на основа Холмсове11 класификације, и то на комбинацији неких елемената који припадају DTS-у који је оријентисан на производ, који се користио превасходно за анализу лексичких елемената и DTS-у који је оријентисан на функцију (product-oriented DTS; function-oriented DTS), који се користио за анализу културолошких елемената. Избор се сузио на ова два приступа како због малог обима корпуса на коме је вршена анализа, тако и због њихове превасходне оријентације на контекст, што је и омогућило укључивање културолошких аспеката унутар саме анализе.12 4. АНАЛИЗА КОРПУСА И ДИСКУСИЈА На почетку саме анализе, потребно је нагласити да ће се у раду приказати само одабрани примјери из истраживаног корпуса који су аутору послужили као илустрација присуства културолошких одредница унутар текста на језику-извору и њиховог трансфера у језикциљ. Оваква одлука превасходно је била условљена жељом да се прикажу различити уочени примјери трансфера, односно фокус је био на квалититативно-дескриптивној анализи, а не на квантитативној, што је и у складу са циљем истраживања, који је усредсређен на утврђивање постојања или непостојања трансфера културолошких слојева унутар превода. 10„Rather than help us encounter and experience other cultures, translation would have been assimilated in just one monolingual global culture.” 11 Холмс (2004: 185) под DTS-ом оријентисаним на функцију подразумијева „изучавање текстова, а не контекста”. 12 Мандеј (2001: 11) наводи да Холмс дескриптивне студије превођења усмјерене на функцију назива и социјалним транслатолошким студијима (socio-translation studies), те да би их данас могли назвати и преводом оријентисаним на културолошке студије (cultural-studies-oriented translation). Lipar / Journal for Literature, Language, Art and Culture / Year XVIII / Volume 63
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Прва реченица показује правац којим ће преводилац да води превод, а то је давање потребних објашњења, односно експликација. Откако је Алидеде дошао у Сарајево, Синанова текија је постала мјесто на ком су се састајали најбољи и најумнији људи. (И, 1)13 From the time Alidede came back to Sarajevo, Sinan’s tekke, the dervish monastery, became the place where the best and most intelligent people gathered. (A, 61)



Коришћење апозиције у циљу приближавања значења ријечи текија требало би да послужи лакшем разумијевању лексеме. Но, овдје проблем није везан само за културолошки слој језика-циља. Проблем код Андрића представља и разумијевање самог текста на српском језику, јер он обилује туђицама, посебно турцизмима, тако да је постала уобичајена пракса да се у индексу његових књига увијек нађе и лексикон страних ријечи. Такођер, видимо да се ту преводилац морао одлучити шта да представи као познату, а шта као непознату чињеницу, тј. да је претпоставио да ће читалац бити упознат са темином dervish, али не и са tekke. Туријев појам експликације овдје се јасно одражава као готово једина могућност при преводу. Наиме, читаоцу текста на српском језику коришћење ријечи текија доноси са собом и подразумијевана значења припадности дервишком реду, као и све религијске и културалне околности и посљедице по јунака које та припадност носи и која нам је наглашена и самим називом приповјетке. Превод показује и да се преводилац јасно одређује о томе да ће покушати, што је више могуће, остати вјеран оригиналу, али само под условом да то не крши кохерентност текста на енглеском језику. Наиме, Андрић је познат по свом коришћењу сложених реченица, у којима је, осим пословичне дужине, веома истакнута семантичка и синтаксичка збијеност сложених језичких јединица, што се види одмах у сљедећој реченици. Четрдесет и пет година је провео овај славни човек у Цариграду, прочуо се надалеко због своје учености и светости, много добра учинио је и своме реду, и појединцима, и државним људима који су хтели да га слушају. (И, 1) This famous man had spent forty-five years in Istanbul. He was known afar for his learning and sanctity, and for good works done not only among his Order but for individuals and the statesmen who had wanted to listen to him. (A, 61)



Андрићев наратив морао је бити испарцелисан, јер његов ток енглеска реченица не може пратити. Антецедентено коришћење назива реда, које није дато у језику-извору, омогућава читаоцу да добије јаснију слику о самом лику. Набрајање у језику-извору веома је каракте13 Ради лакше прегледности цитати са језика-извора биће означени словом И, а са језика-циља А.
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ристично за сам наратив који је географски ограничен и који представља један од најуобичајенијих начина представљања особа, гдје постоји културолошко очекивање да се што подробније наведу све заслуге које га истичу од околине. Видљиво је да је таква врста набрајања мало неуобичајена у енглеском језику, па зато и не чуди употреба корелатива. Такав приступ преводилац задржава и случајевим у којима се наводе лексеме које служе за именовање и набрајање врлина главног јунака. Ова реченица интересантна је и због коришћења ријечи Цариград на језику-извору. Као еквиваленте у преводима других Андрићевих дјела налазимо и на облик Stamboul, који би као еквивалент могао лакше пренијети и временски, али и национално-емотивни оквир, који именовање турске пријестонице коришћењем ове лексеме носи у себи за већину читалаца текста на српском језику, јер се лексема Истанбул веже за постосмански период. Овакав потез преводиоца можемо тумачити и као јасно очитовање његове присутности, али и разлике између двају култура која се огледа у преводиочевом поштовању политичке коректности коју је показао при избору лексеме, те бриге за читаоца на језику-циљу, јер користи лексему која ће читаоцу омогућити да недвосмислено идентификује коришћени географски појам. Такође, преводилац веома вјешто успијева да балансира између потребе задржавања блискости са изворним текстом и неопходности стварања текста који ће бити прихватљив читаоцу на језику-циљу. Размотримо сљедећи кратки примјер: Никада није окусио никаква опојног пића, ни филџан кафе, ни дим дувана. (И, 1) He had never tasted any kind of intoxicating drink, nor a cup of Turkish coffee, or a breath of tobacco smoke. (A, 61)



Колико год једноставно и линеарно ова реченица изгледала, она је сложени кондезат друштва кога описује. Поетска ритмика слогова у изворном тексту омогућава читаоцу да добије идеализовану слику човјека без гријеха, пошто имамо директно указивање на човјека чији је живот у потпуности посвећен одабраном животу дервиша. Слика филџана кафе скоро да је и непреводива у културолошком и историјском смислу. Наравно да је превод a cup of Turkish coffee скоро и једини могући избор при семантичком трансферу, али повратни превод нам омогућава и избор синтагме шоља кафе, чиме се губи географско и културолошко поимање важности уживања у омиљеном пићу, које служи не само као повезница познаника и придошлица, него и као повезница унутар самог културалног круга у коме су судионици повезани обичајем тако својственом сарајевском човјеку. Коришћење придјева Turkish да би се описала кафа омогућава читаоцу на енглеском језику да и визуелно представи себи и посуду у којој се она служи, али само под условом да је упознат са свим културалним особеностима које одласци у кафане, служење напитка у посебним шољицама без дршке и превасходно безLipar / Journal for Literature, Language, Art and Culture / Year XVIII / Volume 63
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гласни разговори подразумијевају у животу босанске касабе или града, тако да се и овдје појам морао стандардизовати коришћењем термина блиског читаоцу на језику-циљу, како би се могао остварити трансфер. Иста референца односи се и на сљедећи одломак. По једном у недјељи, уочи петка, долазили су у Синанову текију учени људи, угледни грађани и побожни путници на пролазу кроз Сарајево, уопште сви пријатељи ове текије и овог Реда који су желели да чују Алидедину реч. (И, 1) Once a week, on the evening of Friday, learned men, respected citizens and pious travellers on their way through Sarajevo came to Sinan’s tekke, as did all the friends of the tekke and the Order who wanted to hear Alidede’s words. (A, 62)



У изворном тексту постоје јасне назнаке да су предавања која држи Алидеде увијек нека врста претходнице главној проповиједи петком. Истовремено, искљученост, како јунака, тако и његове околине, из окружења потврђује и изолованост која је одређена самом њиховом припадношћу дервишком реду. Способност читаоца текста на српском језику да разумије све ове културолошке нивое превасходно зависи од његовог познавања културе географског подручја у коме се дешава радња, али и историјских околности у којима се она дешава. Саме синтагме учени људи, угледни грађани, побожни путници указују нам на чињеницу да је Андрић свог јунака оградио везама реда коме припада, али да ни у ком случају није допустио да се изгуби сама универзалност ситуације у којој се нашао његов јунак. Позиционирањем радње у Сарајево, у Синанову текију, Андрић даје референтни оквир читаоцу не би ли га увео у разматрање универзалног питања човјековог постојања на овом свијету. Преузимајући ток реченице из језика-извора, преводилац преузима и наратив, али и јасно одређење да приступ текији имају тек одабрани, те да је она увијек њихово исходиште приликом посјете Сарајеву. Овако схватање је сасвим у складу са Бабиним (1994: 326) поставкама о „непреводивости” и ставу да је „превод перформативна природа културолошке комуникације” која превасходно води ка закључку да „[Г]дје год се пређу границе, може доћи до појаве културалног превођења”.14 Интересантно је примијетити да преводилац као да инсистира на топикализацији идентичној оној у језику-извору. Сваког дана по неколико пута му се враћала мисао да, бар сада кад је свега нестало, исприча цео догађај мајци. (И, 3) Every day the thought repeated itself that, now it was all over, he would tell his mother all about it. (A, 66) 14 „Translation is the performative nature of cultural communication. […] Wherever borders are crossed, cultural translation may result.”
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Коришћење простог футура као логичног еквивалента презенту у језику-циљу јасно указује на присутност преводиоца. Он је тај који нам даје смјернице које ће нам омогућити да разумијемо текст. Понекад је надасве тешко одредити специфичности и могућности извршења радње у будућности која је од изузетног значаја у енглеском језику, тако да је и то вјероватно било од пресудног утицаја на избор коришћене граматичке структуре. Коришћењем најнемаркираније структуре преводилац наглашава могућност постојања неког модалног, преобликованог значења, поготово због коришћења итератива, те адвербијала који изнова наглашавају непрестано понављање радње. Истичући двојбу пред којом се нашао главни јунак коришћењем глаголског облика који је, у суштини, вишезначан, преводилац се јасно одређује као тумач, те овдје престаје да буде пуки преносилац значењских јединица, што значи да се користи ескплицитацијом као алатом за постизање трансфера. Вратимо се још једном на питање коришћења норми као основе сваког процеса превођења. Још многу ноћ се будио од куцања алке, које је само он могао да чује, и бдео са осећањем да је уз капију испод његовог прозора прислоњено тело онесвешћене жене; и тешио се, одмах затим, да није тако, да је довољно да устане, оде до прозора, и увери се да нема ничега. Али никад није устајао. (И, 4) For many nights more he awoke from the rapping of a knocker which only he could hear, and kept vigil with the feeling that the body of an unconscious woman was lying by the gate beneath his window; he consoled himself immediately then that it was not so, that it would be sufficient to get up and go to the window to assure himself that there was nothing there; but he never did get up. (A, 69)



Питање које се превасходно поставља при процесу превођења јесте да ли је могуће успоставити универзалне норме које се могу примијенити на производ превођења. Тури (1995) нам даје своје виђење издвајајући закон интерференцијe, закон растуће стандардизације и закон експлицитације. Интерференција се јасно види у утицају језика-извора на сам превод, стандардизација подразумијева да су преводи конвенционализованији од изворног текста, а експлицитација да је преведени текст екплицитнији од изворног. Штавише, Тури (1995: 15) тврди да „[...] било какве да су регуларности које се поштују, оне саме по себи нису норме. Оне су само вањски доказ њихове активности из којих се норме (тј. „инструкције” које су произвеле те регуларности) тек треба да се издвоје.”15 У претходно наведеном примјеру види се да је најуочљивија експлицитација, јер преводилац користи наративно прошло 15 „[…] whatever regularities are observed, they themselves are not the norms. They are only external evidence of the latter’s activity, from which the norms themselves (that is, the ‘instructions’ which yielded those regularities) are still to be extracted.” Lipar / Journal for Literature, Language, Art and Culture / Year XVIII / Volume 63
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просто вријеме не наглашавајући понављање радње, него оставља адвербијалу да то учини умјесто њега. Такође, мијењајући интерпункцију и продужујући ионако поприлично дугу реченицу, он помијера и сам фокус и реченични ритам. Штавише, промјеном глаголског времена, односно коришћењем емфатичког do, промијењен је и аспект, тако да се понављањем радње, као и самим нагласком на њено неизвршавање, које је истакнуто коришћењем просте реченице уведене везником, донекле губи наглашена имперфективност реченице на језику-извору. Преводилац до краја текста не одступа од еклектичног система при приступу превођењу који је увео на почетку свог рада. Погледајмо сљедеће примјере. Заборавио сам да жена стоји, као капија, на излазу као и на улазу овог света. […] горче је и теже него што сам мислио робовање законима Твоје земље. (И, 5) I had forgotten that at the exit from this world, as at the entry, stands woman like a gate. […] it is a bitterer and harder thing than I knew to be enslaved to the laws of Thy world. (A, 70)



Док се чита Андрићев текст, имамо осјећај да је нагласак на ријечи жена толико јак да се у преводу очекује појава топикализације да би се истакла улога жене унутар људског друштва, коју припадник вјерског реда, у коме је целибат једна од основних вјерских обавеза, тек на самрти прихвата и спознаје. Генеричка употреба именице, без коришћења члана, наглашава јединственост и универзалност поруке коју нам главни лик јасно преноси кроз преводиочев текст. Да је преводилац у стању да разумије и истакне наглашени наратив, јасно је из превода друге реченице. И не само да успијева да успјешно пренесе нагласак на наративу, него и његову језичку архаичност и поетику, јер се текст на српском језику може читати и као поетски урадак. Није ни чудо што се преводилац служи приближавањем и нормализацијом када преводи Синаново посљедње обраћање Богу, јер коришћење глагола робовати у себи носи и културолошку и језичку двозначност. Наиме, изговара је човјек чија религија подразумијева да је сваки вјерник и „роб” свога Господара, али превод нам нуди пасивну конструкцију као могућност избјегавања упирања прстом у онога ко поробљава, јер је оваква врста поробљавања свјесна и добровољна. Одмах након тога, сасвим га јасно именује унутар превода коришћењем деиктичког архаичног Thy. Ритам молитве којим се обиљежена реченица на српском ипак се, донекле, изгубио у преводу, али разлог за то су синтаксичка ограничења језикациља, а не видљив покушај преводиоца за преобликовањем. И превод посљедње лексеме показује тенденцију коришћења нормализације када је год то могуће. Наиме, преносећи значење ријечи земља употребом семантички богатије лексеме, он читаоцу јасно даје на знање да је свјестан недоумице и крајње демистификације животног пута и циља особе 254
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која га изговара, јер читалац у Андрићевом тексту може да ишчитава и наратив Синана дервиша и наратив Синана човјека као два истосмјерна, преклопљена пута која нам аутор нуди као одговор на питање о мјесту свакога од нас у свијету у коме живимо. И посљедњи пасус од читаоца тражи познавање културолошког окружења у коме живи јунак, тако да се и овдје присуство преводиоца као медијатора може сасвим јасно видјети и препознати. Тако је и издахнуо. Било је уочи петка, ноћ младог месеца. И по општем мишљењу, смрт му је била чудесна и света, и морала је испуни сваког дивљењем, као и живот му. (И, 5) So he breathed his last. It was Friday evening, the night of a new moon; and by general agreement, his death was miraculous and holy and filled men with wonder, like his life itself. (A, 70)



Мистика, којa је и саставни дио дервишког начина живота, а самим тим и Синановог наратива, истакнута је и у завршим редовима приповјетке. Приповједач нам се обраћа низом простих реченица. Координацијска апаратура, коришћење тачке, запете, комбинације саставног и раставног везника, те постпозицијске употребе замјенице у тексту на језику-извору у глави читаоца одзвања попут свакодневног говора, помало архаичног, али и даље присутног у друштвено-језичком окружењу говорника језика-извора. Овдје имамо паралелизам у преводу синтагме уочи петка која се, као и у претходном случају16 преводи са референцом да се радња одвија у петак, а не дан раније. Мистичност петка у словенској култури, али и посебно мјесто петка у исламу, нису промакли преводиочевом проницљивом оку, тако да се коришћење нормализације и стандардизације показало успјешним за истицање дубинског културолошког слоја који можда не би привукао пажњу и многим читаоцима текста на језику-извору. 5. ЗАВРШНЕ НАПОМЕНЕ Полазећи од критике језичког приступа, посебно сагледавања преводилачке праксе кроз призму еквиваленције, културални приступ истиче да је превод превасходно контекстуалан, али и да је он производ културе језика-циља, те га је као таквог потребно и разматрати. Наглашавајући претходно наведено, Баснет и Лефевр (1990: 3) још истичу и да производ превођења не можемо објаснити тако што ћемо извршити лингвистичку анализу сличности и разлика у два језика или се окренути универзалном разматрању тачности или квалитета самог производа. Они предлажу да се у средиште транслатолошких истраживања ставе 16 Види примјер (И,1) и (А,62). Lipar / Journal for Literature, Language, Art and Culture / Year XVIII / Volume 63
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културолошка питања, јер се на тај начин омогућава разоткривање дубљих слојева текста, почевши од тога да ли преводилац намјерно манипулише текстом не би ли промовисао властиту идеологију (Ibid, 6) или имитира доминантне дискурсе да би си омогућио пријем код читалачке публике на језику-циљу (Ibid., 57). Анализирајући превод на енглески језик приповјетке Иве Андрића Смрт у Синановој текији можемо јасно видјети сву сложеност разматрања превода као производа трансфера са језика-извора на језик-циљ. Анализа превода кратке форме показала је да је преводилац покушао што вјерније да пренесе не само значењске него и језичке јединице. Устрајност на коришћењу паралелизма када је у питању ред ријечи у реченици, те на коришћењу морфосинтаксичких и синтаксичких структура, као и повремена употреба експлицитације јесу и основне особености текста на језику-циљу. Интересантно је примијетити и паралелизам на историјско-религијском нивоу. Текст на језику оригинала врви од турцизама који се препознају као такви и који нису познати широј читалачкој публици на језику-извору. Штавише, њихово коришћење можемо сузити на узак круг корисника који припадају одређеној религијској или националној групи, тако да се и за текст у језику-извору може рећи да је подложан тумачењу и превођењу. Али то је и била сама намјера аутора, јер си је на такав начин пружио одмак од личног, те понудио наратив као универзално искуство. Читалац текста на језику-извору има увид у посебности не само живота једног човјека, него и једне културе, оне дервишке, отјеловљене у личности главног јунака. А та култура ни у ком случају није потекла са једног мјеста, она је амалгам искустава из дјетињства у Зеници, те живота у текијама у Цариграду и Сарајеву. Маринети (2011: 30) сматра да је „највеће достигнуће културалног приступа откривање могућности које нуди транслатологија у виду начина представљања културе и као активног играча у дијалектици културалних дискурса који се надмећу унутар и онкрај језика и националних култура”.17 Тако је и нама, као читаоцима текста на језику-циљу, јасно да се преводилац није суочио само са преношењем културалних обиљежја језика-извора, него и мјешавине културолошкорелигијских одредница које су саставни дио личности не само главног јунака приповјетке него и аутора текста на језику-извору. Спроведена анализа показала је потребу за разматрање укључивања и Бабиног појма непреводивост унутар транслатолошке праксе. Овдје се превасходно мисли на културални, искуствени ниво. Дакле, колико год преводилац био вјешт да пренесе значењске нивое који се налазе у тексту на језику-извору, ни у ком случају се не смије заборавити да је и сам изворни текст подложан тумачењима. Превод треба посматрати и као преводиочево тумачење текста, али и као основу за вла17 „The greatest achievement of the cultural approach is revealing the possibilities offered by the study of translation as a mode of representation of culture and as an active player in the dialectic of competing cultural discourses within and across languages and national cultures.”
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стити приступ тумачењу изворног текста. Колико год смо свјесни да је Бабина поставка о непреводивости, поготово када су у питању културолошки слојеви, основана, ова анализа показује да се преводилац веома успјешно прилагодио низу изазова које је поставио превод приповјетке смјештене у доба када је Босна била под османлијском влашћу. Преводилац успјешно комбинује изостављања, додавања, опис и појашњења лексичких јединица које би се читаоцу на језику-циљу могле учинити страним, али ни у ком случају не дозвољава да се изгуби течност Андрићевог наратива. Ипак, да би се могло ући у схватање мјеста главног лика унутар друштвеног и културалног миљеа у коме живи, потребно је да читалац изразито добро познаје и друштвено-историјску и културну историју Босне за вријеме Османског царства. Самим тим, овдје се Бабин концепт непреводивост појављује у улози непремостиве запреке и за читаоца текста нa језику-извору и за читаоца текста на језику-циљу, јер им је тумачење текста омогућено само ако дијеле друштвено-историјско-културални оквир који је задан унутар приповјетке. Видимо да се и поставке Киниуове о интеракцији која мора бити присутна када се ради о процесу као што је превод, али и његовом завршном производу. Да би производ наставио да постоји на тржишту коме је, на крају крајева, и намијењен, сви индивидуални дијелови који чине основу ланца његовог постојања морају на себе преузети свој дио одговорности за успјешност везе. Другост или страност као концепти којима се служимо да би описали и оно што је нама лично непознато или не толико блиско унутар превода показују своје истинско лице, јер се претпоставља да је преводилац тај који треба да препозна (а самим тим и ријеши) све површинске и дубинске слојеве дво- и вишезначности језичких и културалних значајки које се појављују у тексту на језику-извору. Самим тим, задатак који се поставља пред преводиоца не може бити трансфер свих слојева који се могу ишчитати унутар текста него његово обликовање унутар оквира који ће читаоцу омогућити властито тумачење текста, а самим тим и лични доживљај који је неопходан као основа која ће га надахнути да се изнова враћа прочитаном тексту. 6. ЗАКЉУЧАК Анализа превода приповјетке Иве Андрића Смрт у Синановој текији на енглески језик показала је да се при преводу текста са српског језика преводилац водио нормама интерференције, растуће стандардизације и експлицитације, које је Тури (1995) назвао универзалним. Хипотеза да ће бити могуће уочити културолошке одмаке од текста на језику-извору показала се тачном, али не и у претпостављеном обиму. Наиме, гдје год је то било могуће, примјећује се коришћење паралелизма у реду ријечи унутар реченице, иако је ријеч о језицима у којима тај језички параметар није истовјетан. Исто се може рећи и за истрајавање Lipar / Journal for Literature, Language, Art and Culture / Year XVIII / Volume 63
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на задржавању морфосинтаксичких и синтаксичких облика који су присутни у језику-извору или, барем што је приближније могуће, њиховом пресликавању у структуре језика-циља с циљем задржавања и приближавања како текста тако и аутора будућим реципијентима производа превођења. Присуство преводиоца као Другог види се када преводилац осјећа потребу да прибјегне експликацији, али се и тим примјерима он труди да текст преобликује тако да он и даље пружа довољно простора читаоцу за његово властито искуствено тумачење. Користећи овакав приступ процесу превођења, успјешно је задржано присуство аутора текста на језику-извору унутар превода, што је био изузетно комплексан задатак, с обзиром на чињеницу да се аутор унутар текста појављује и као наратор, али и као тумач. Резултати истраживања су, такође, и у складу са закључком да се „процес превођења треба схватити као интердисциплинарни напор у коме се језичким, књижевним и културалним проблема треба приступити истовремено и са истом дозом пажње без да се и једном дијелу ове трихотомије да предност”. Бабић (2016а: 25)18 Потребно је нагласити да, схватајући превод као процес, а не као пуки производ преводилачке праксе, омогућавамо будућим читаоцима да сами ишчитавају представљене културолошке и лингвистичке нивое који се налазе у тексту на језику-циљу. Тако можемо да посматрамо и овај рад. Он представља само једно од могућих ишчитавања једне изузетно сложене структуре уобличене у оквир текста на енглеском језику, који је створен да би читаоцу пренио не само ауторове поруке, него служио и као један од модела за преношење свих тананих нити који су уткани у структуру културе језика-извора.



Литература Андрић 2003: I. Andrić, Death in Sinan’s Tekke. (Prevela Felicity Rosslyn.), u: I. Andrić, The Damned Yard and other stories, Beograd: Dereta, 61-70. Андрић: I. Andrić, Smrt u Sinanovoj tekiji. https://www.scribd.com/doc/53032217/ Smrt-u-Sinanovoj-tekiji-Ivo-Andrić. 20. 03. 2016. Баба 1990: H. K. Bhabha, The Third Space. u: J. Rutherford (ed.), Identity, Community, Culture, Difference, London: Lawrence and Wishart, 207-221. Баба 1994: H. K. Bhabha, Location and Culture. New York and London: Routledge. Бабић 2015: Ž. Babić, Echoing the Topicalisation Transfer, Kragujevac: Nasleđe, 32, Kragujevac, 115-123. Бабић 2016а: Ž. Babić, Translation as Empowerment of Cultural Mediation: Revaluing Relevance, Equivalence and Discourse Shift, у: P. Penda (ed.), The Whirlwind of Passion: New Critical Perspectives on William Shakespeare, Newcastle upon Tyne: Cambridge Scholars Publishing, 10-27. 18 „[…] the process of translation must be understood as an interdisciplinary effort, where linguistic, literary and cultural issues have to be dealt with simultaneously and with the same amount of attention, without giving preference to any of the part of the trichotomy.”
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Željka Babić / TRANSLATION AS A CULTURAL CONNECTOR: A CONTRASTIVEANALYTICAL APPROACH Summary / The contrastive research in translation has primarily been focused on the establishment of a successful or unsuccessful transfer of specific linguistic, literary and cultural issues from a source into a target language. Starting from the posit that a translation represents a connector of the two linguistic and social cultures to which it belongs, this paper tackles the question of extraction of cultural layers which were identified within a translation and their transfer into the source-language text. By applying instruments of contrastive analysis onto a translation into English of the short story Death in Sinan’s Tekke by Ivo Andrić, the paper focuses on uncovering approaches which were used by the translator in achieving the transfer of culturally-marked issues, and which enabled him to transfer the author’s self-proclaimed visibility, so clearly felt in the source-language text, into the text in the target language. The research results show the use of three universal norms, interference, growing standardization and explicitation, during the process of translation. Also noted is the presence of equivalence during transfer of semantic and linguistic units. Finally, the paper points at the necessity of inclusion of an approach which regards a translation as a process, not as a mere product of a translator’s practice or a skill, for it will equip the future users of the text with an ability to conduct their own readings and analyses of a vast number of cultural layers, which may be traced within foundations of a literary text. Keywords: translation studies, cultural translation, translatability and untranslatability, translation as a process, transfer. Примљен: 10. маја 2017. Прихваћен за штампу јуна 2017.
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Гордана Димковић Телебаковић1 Универзитет у Београду Саобраћајни факултет Одсек за друштвене науке и стране језике



НЕКИ ПРОБЛЕМИ СТАНДАРДИЗОВАЊА НАУЧНЕ И СТРУЧНЕ ТЕРМИНОЛОГИЈЕ (с примерима из саобраћајног инжењерства)2



У раду прво указујемо на основне проблеме стандардизовања стручне и научне терминологије – полисемију и синонимију. Синхрона морфолошка, синтаксичка и семантичка анализа терминолошких јединица у савременом српском и енглеском језику у области саобраћајног инжењерства показала је да исте терминолошке јединице могу имати различита значења у различитим областима саобраћаја, што одговара термину интерполисемија, и да се полисемична значења једног термина могу јављати и унутар једне области, што би могло да се назове интраполисемијом. Такође је установљено да оба система – и српски и енглески терминолошки систем – имају у употреби бројне синониме, када се ради о саобраћају. Синонимија се јавља и на морфолошком и на семантичком нивоу, што отежава стандардизовање термина. Уочено је и да у српском систему има доста англицизама, непрецизних преводних еквивалената и терминолошких празнина, и да је често стихијско уношење непотребних страних речи у српски језик. Да би поменути проблеми могли да буду решавани, потребна је сарадња језичких стручњака и стручњака за поједине области саобраћаја, као и подршка друштвене заједнице. Кључне речи: савремени српски и енглески језик, научна и стручна саобраћајна терминологија, проблеми стандардизовања, морфосинтаксичка и семантичка анализа 



1. УВОД Питања везана за стандардизовање научне и стручне терминологије у различитим областима су актуелна. Брзи развој науке и струка изискује проналажење одговарајућих термина који на адекватан и прецизан начин могу да изразе значење одређене појаве. Када дата појава или појам добије своје име у једном језику, често се јавља потреба да новонастали термин буде преведен на друге језике. Било би неопходно да у том процесу учествују и језички стручњаци и стручњаци одређених научних дисциплина. Тимски рад омогућује остварење циља на високопрофесионалном новоу и помаже да се дође до најбољег преводног 1 [email protected] 2 Рад је урађен у оквиру пројекта Опис и стандардизација савременог српског језика (178021), који финансира Министарство просвете, науке и технолошког развоја Републике Србије и који се реализује у САНУ. Lipar / Journal for Literature, Language, Art and Culture / Year XVIII / Volume 63
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еквивалента. Решење које се сматра најадекватнијим заслужује да добије при стандардизовању термина статусну ознаку 1 и такав преводни еквивалент треба да буде прихваћен као стандардни термин. О проблемима стандардизовања научне и стручне терминологије писано је много. Поменућемо само нека истраживања: Р. Бугарски (1996), Р. Дибик (1997), М. Шипка (1998), Т. Прћић (2005), Г. Димковић Телебаковић (2013b: 361-378). У релевантној литератури се истиче неопходност одређења принципа на основу којих се врши стандардизовање терминолошких јединица (в. Радовановић 1979; Дибик 1997; Шипка 1998; Димковић Телебаковић 2013а, 2014a, 2014c, 2017b). У овој студији узимаћемо у обзир принципе несинонимности/једнозначности, системности, прозирности, прецизности, продуктивности, краткоће, учесталости и ажурности. Основни циљ рада је трансфер значења саобраћајне терминологије из енглeског у српски језик, с обзиром да је енглески језик најзаступљенији у научној и стручној литератури у свим областима саобраћаја и да се термини најчешће преузимају и преводе с енглеског језика. Терминолошке јединице анализиране у раду преузете су из речника Ане Фишер-Поповић (Фишер-Поповић, Мијушковић, Радош 21992) и речника у уџбенику Гордане Димковић Телебаковић (Димковић-Tелебаковић 62015а: 369-410), док су примери одабрани из уџбеника Гордане Димковић Телебаковић (Димковић-Tелебаковић 62015а и 62015d) и монографије Гордане Димковић Телебаковић (Димковић-Tелебаковић 2003). Ранија истраживања (в. Димковић Tелебаковић 2013b: 361-378, 2014а, 2015b, 2017а: 85-98) указала су на постојање синонимије и полисемије као основне проблеме који се јављају при стандардизовању лексичких јединица у оба терминолошка система. Зато ће ова питања бити прво разматрана у одељцима 2 и 3. Такође је уочено постојање бројних англицизама, непрецизних преводних еквивалената и терминолошких празнина, о чему ће бити више речи у одељку 4. Одељак 5 чине закључци. 2. ПОЛИСЕМИЈА У САОБРАЋАЈНОЈ ТЕРМИНОЛОГИЈИ Eванс и Грин су термин полисемија дефинисали „као појаву у којој једна лингвистичка јединица има више различитих али ипак повезаних значења“ [“as the phenomenon where a single linguistic unit exhibits multiple distinct yet related meanings“ – Еванс и Грин 2006: 36]. Некада су значења удаљена и њихова повезаност је тешко уочљива. Полисемичне речи се јављају и у општој употреби језика и у посебним дис-курсима (в. Круз 1986: 79-80). Различите врсте речи могу бити вишезначне: именице, придеви, глаголи, прилози и синтаксичке конструкције (в. Гортан-Премк 2004; Димковић Tелебаковић 2017а: 70-82). У тексту који следи навешћемо примере именица, сложеница и глагола кретања, 262
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који су као динамичке лексичке јединице у научној и стручној употреби најзаступљенији и који показују разноврсност значења термина у областима саобраћаја. Вишезначност специјализованих јединица отежава стандардизовање термина. Један од циљева овог рада је да укаже на сложеност проблема и да понуди нека могућа решења. 2.1. Именице и сложенице као полисемичне терминолошке јединице Примери који следе показаће да лексичке јединице могу имати различита значења у појединим областима саобраћаја. Неки примери ће потврдити да се раслојавање може јавити и у оквиру једне области. Имајући ту чињеницу у виду, класификација анализираних примера извршена је у односу на ниво интерполисемије и на ниво интраполисемије. Тако термин berth може да има у друмском транспорту значење „аутобуска ниша“, „паркинг-место на станици јавног градског превоза“ (што је пример интраполисемије) и значења „вез (на мору)“, „пристајалиште (на реци)“, односно „постеља на броду“ у водном саобраћају (што такође илуструје интраполисемију). Различита значења лексеме berth у друмском и водном саобраћају пример су интерполисемије. У области телекомуникационог саобраћаја, терминолошка јединица buffer употребљава се у значењу „међумеморија“, „релативно мала меморија за привремено меморисање података“, док у друмском саобраћају означава „заштитно подручје између саобраћајнице и околних зграда, односно „одбојник“, „браник“ (у британском енглеском језику). Значења датог термина у друмском саобраћају указују да постоји раслојавање унутар једне области, па је реч о интраполисемији, док разлике у значењу термина buffer у телекомуникационом и друмском саобраћају илуструју интерполисемију. Сложенице headlight beam („светлосни сноп фарова“) и driving beam („дуго светло“) показују да лексема beam може да значи „светлосни сноп“ и „светло“, тако да се овде ради о интраполисемији, док је у водном саобраћају њен еквивалент у српском језику „ширина брода на главном ребру“, „највећа ширина брода“, односно „греда“, „балван“. Термин crossing испољава још већу вишезначност када се употребљава у различитим областима саобраћаја. Његово значење може да буде „пешачки прелаз“, „укрштање“ (путева или пута и железнице), „раскрсница“ и „пловидба преко мора“. Када се значење ове терминолошке јединице посматра у оквиру друмског саобраћаја, могуће је тврдити да је реч о интраполисемији. Међутим, разноврсност значења карактеристична за употребе овог термина у друмском, железничком и водном саобраћају указује на интерполисемију. Док су до сада анализирани енглески термини у овом одељку рада били примери раслојавања и на нивоу интерполисемије и на нивоу интраполисемије, следећи примери илуструју само интерполисемију. Лексема capacity испољава различита значења у различитим контекстиLipar / Journal for Literature, Language, Art and Culture / Year XVIII / Volume 63
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ма. Понекад је њен еквивалент „пропусна моћ“, у другом случају „запремина“ или „обим“, а у области логистике „носивост“. Термину coach у друмском и железничком саобраћају одговарају различита значења: у првом случају, ради се о „међуградском аутобусу“, а у другом о „путничком вагону“. Даље, термин deck има еквивалент у српском језику „палуба брода“, уколико се користи у водном саобраћају, док се његово значење мења у „платформа аутобуса“, ако је у употреби у друмском саобраћају. (Зато се double-decker преводи као „аутобус с две платформе“). Craft такође има два значења: једно је „пловило“, „брод“, а друго „летилица“. Познато је да лексема bus у друмском саобраћају значи „аутобус“, док је у телекомуникационом саобраћају њено значење „магистрала“. Терминолошка јединица band може да има значење „талас“ (нпр. band speed – „брзина таласа“ или green band – „зелени талас“) и „опсег“ као у baseband systems – „системи с преносом у основном опсегу“. Терминолошка јединица code осим значења „шифра“ може да има значење „закон“. Ово друго поменуто значење добија у колокацији с highway, где сложеница highway code значи „закон о безбедности друмског саобраћаја“. Да колокације утичу на лингвистичко значење лексема, показује и driver’s cab, где је значење терминолошке јединице cab „кабина“, односно целе синтагме „кабина за возача“, док cab у америчком енглеском језику значи „такси“. Поменута значења термина cab су пример интраполисемије. 2.2. Вишезначност глагола кретања О полисемији глагола кретања у области саобраћаја писали смо више пута (в. Димковић-Tелебаковић 2003: 148-251; Димковић-Tелебаковић 2007: 23-27; Димковић-Tелебаковић 2009: 235-252; Димковић-Tелебаковић 2013c: 183-205; Димковић Tелебаковић 2017a: 62-63, 73-74, 77-80, 90-95). Имајући у виду чињеницу да саобраћај значи „кретање људи и возила путевима или улицама, кретање бродова морима, рекама, језерима и кретање авиона у ваздуху“ (уп. Димковић-Tелебаковић 62015a: 11), разумљиво је да ћемо и у овом раду анализирати глаголе кретања. Одабрани глаголи су: to operate / „остварити“, „радити“, „покретати“, „саобраћати“ / „кретати се редовно и по реду вожње“, to forward / „кретати се напред“, „послати“, to drive / „возити“, „управљати“ и „покретати“, и to cruise / „крстарити“, „једрити“, „пловити“ и „летети у складу с правилима крстарења“, односно „летети авионом умереном брзином (због штедње горива)“. Примери 1е, с, 2 е, с, 3 е, с и 4 е, с илуструју могућа значења глагола to operate у поштанском, друмском, ваздушном и водном саобраћају. (Ознаке е и с у преводним паровима подразумевају да су примери дати на енглеском и српском језику).
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1 e. DHL runs a fleet of more than 259 aircraft, operating 714 scheduled flights every day. (Преузето из Димковић-Телебаковић 62015a: 299) с. DHL има флоту од преко 259 летилица, које остварују 714 редовних летова свакога дана. 2 е. Another new urban transportation system which has already been tested at several major airports in the United States operates like a huge horizontal elevator. (Преузето из Димковић-Tелебаковић 62015d: 4) с. Други нови систем градског превоза који је већ испробан на неколико главних аеродрома у САД-у ради као огромна хоризонтална преносна трака. 3 e. The flaps are operated by lever in the cockpit and are used to increase the lift of the wings. (Преузето из Димковић-Tелебаковић 62015a: 70) c. Закрилца авиона покрећу се помоћу полуге у пилотској кабини и користе се да повећају узгон крила. 4 е. Оcean barges operate along the Pacific, Atlantic and Indian oceans. (Прилагођено из Димковић-Tелебаковић 2003: 157) c. Океанске барже саобраћају / крећу се редовно и по реду вожње Пацификом, Атлантиком и Индијским океаном. Термин to forward показује да у водном саобраћају може да има значење „кретати се напред“, као у реченицама 5 е, с, док у авио-саобраћају, односно поштанском саобраћају (примери 6 е, с) може да се употребљава са значењем „послати“. 5 е. The ship was forwarding slowly. (Преузето из Димковић-Tелебаковић 2003: 236) c. Брод се полако кретао напред. 6 e. In 1996, 162 000 tons of airmail were forwarded from Frankfurt International Airport to all corners of the world. (Прилагођено из Димковић-Tелебаковић 62015a: 325) c. 1996. године, 162 000 тона ваздушне поште послато је са Франкфуртског међународног аеродрома у све делове света. Лексема to drive употребљава се у значењима „возити“, „управљати“ и „покретати“, као у реченицама које следе. (Примери су преузети из Димковић-Tелебаковић 62015a: 89). 7 е. Don’t drink and drive. с. Немојте да пијете ако возите. Lipar / Journal for Literature, Language, Art and Culture / Year XVIII / Volume 63
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8 е. This car drives easily. с. Oвим колима се лако управља. 9 е. The engines drive the ship. с. Ови мотори покрећу брод. Глагол to cruise значи у водном саобраћају „крстарити“, „једрити“, „пловити“, а у ваздушном саобраћају „летети у складу с правилима крстарења“, односно „летети авионом умереном брзином (због штедње горива)“. 10 е. The ship was cruising at a speed of 60 miles per hour. (Преузето из Димковић-Tелебаковић 2003: 243) с. Брод је пловио брзином од 60 миља на час. 11 е. Pilots cruise in order to save fuel. (Преузето из Димковић-Tелебаковић 2003: 182) с. Пилоти лете у складу с правилима крстарења да би уштедели гориво. Наведени примери показују да контекст и колокације одређују право значење специјализованих лексичких јединица. Даља истраживања могла би да буду усмерена ка проналажењу образаца на основу којих се долази до контекстуалног тумачења термина. Такође би било интересантно показати како чланови колокације утичу на формирање значења колокације у целини. 3. СИНОНИМИЈА У ОБЛАСТИМА САОБРАЋАЈНОГ ИНЖЕЊЕРСТВА Синоними су карактеристика језика у употреби широм света. У српском и у енглеском језику можемо наћи синонимију и у општем језику и у посебним језицима. Док у општој употреби синоними представљају богатство језика, у специјализованим језицима они изазивају проблеме. То је нарочито видљиво када је реч о потреби стандардизовања термина. Како је у језику науке и струке неопходна прецизност у изражавању на свим језичким нивоима, стандардизовање несинонимних облика терминолошких јединица би требало да буде циљ овог сложеног процеса. Разлике између два варијетета енглеског језика – британског и америчког – испољавају се не само на фонолошком, синтаксичком и семантичком нивоу, већ и на морфолошком нивоу. Када је у питању специјализована лексика, могуће је пронаћи велики број синонима у употреби у ова два варијетета. Примери који следе показаће да и српска саобраћајна терминологија поседује синониме. 266



Липар / Часопис за књижевност, језик, уметност и културу / Година XVIII / Број 63



НЕКИ ПРОБЛЕМИ СТАНДАРДИЗОВАЊА НАУЧНЕ И СТРУЧНЕ ТЕРМИНОЛОГИЈЕ



3.1. Дублетна лексика на морфолошком нивоу Терминолошке лексичке јединице које ће бити наведене указују на употребу неких синонимних термина у британској и америчкој варијанти енглеског језика и њихових еквивалената у српском језику у друмском, ваздушном, водном, железничком, поштанском и телекомуникационом саобраћају. Следећи примери показују да се именице могу наћи у синонимном односу. Потпуна синонимија је присутна код термина curb у британском енглеском (BrE) и kerb у америчком енглеском језику (AmE) који у српском језику имаjу еквивалентни термин „ивичњак“, док се tram (BrE) и streetcar (AmE) преводе на српски као „трамвај“. Термини exchange (BrE) и central office (AmE) имају у телекомуникационом саобраћају српски преводни еквивалент „телефонска централа“. У водном саобраћају, draught (BrE) и draft (AmE) одговарају српским терминима „газ“, „гажење брода (дубина брода у води)“. Значајно је нагласити да се у америчком енглеском језику у неким наведеним примерима јављају сложенице (streetcar, central office) уместо монолексема, али и да и у српском језику постоји тенденција увођења сложених лексема – „телефонска централа“, „гажење брода (дубина брода у води)“. Сада ћемо посматрати неке примере синонимних сложених лексема у саобраћајном регистру. Оне су битна карактеристика енглеског језика. Copper systems или copper wiring, затим copper wires имају у српском језику еквиваленте „системи с бакарним проводницима (водовима)“ и „бакарни водови“, синоними landing gear и undercarriage одговарају српском термину „стајни трап“, а communication-ticket и season-ticket преводе се на српски језик као „претплатна карта“. Интересантно је поменути да се у српском језику јавља у употреби више синонима кормило висине, висинско кормило (код авиона), односно хоризонтално кормило, док се у енглеском језику користи један термин – монолексема elevator. Сложена лексема high-frequency electronics у српској терминологији телекомуни-кационог регистра даје два сложена термина – електроника високих учеталости и микроталасна техника. Сличну ситуацију имамо код термина равни вагон, односно плато-вагон и flat bed car. Наведене лексичке јединице јасно показују да оба посматрана терминолошка система поседују синониме (односно више лексичких терминолошких јединица за један појам) и да је у неким случајевима мање уређен енглески саобраћајни терминолошки систем а у другим српски саобраћајни терминолошки систем. Такође је значајно поменути да се понекад у енглеском језику јављају сложене лексеме док су у српском језику њихови еквиваленти монолексеме, и обрнуто.
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3.2. Синоними на семантичком нивоу У претходном пододељку смо навели примере потпуне синонимије. Полицентрични синоними motorway (BrE) и freeway, expressway (AmE) којима у српском одговара „ауто-пут“ су примери непотпуне синонимије, јер термини у употреби у америчком енглеском језику дају нијансирана значења основног значења термина. Тако се лексема freeway дефинише као „ауто-пут који нема раскрснице у нивоу с другим путевима или железницом и који има контролисане прилазе“ (в. Димковић Телебаковић 2013b: 388), док је термин expressway ближе одређен као „ауто-пут, пут сa два раздвојена коловоза и потпуном или делимичном контролом прилаза“ (в. Фишер-Поповић, Мијушковић, Радош 21992: 51). Дублетна лексика на семантичком нивоу испољава се и кроз исте термине који имају различита значења у две варијанте енглеског језика – британској и америчкој. Термин pavement, рецимо, у британском енглеском значи „тротоар“ / „плочник“ и одговарајући термин у америчком енглеском је sidewalk, док термин pavement у америчком енглеском има значење „коловоз“ / „коловозни застор“, а синонимни термин у британском енглеском је carriageway. Слична ситуација је и с термином car (АmE) у значењу „вагон“, што одговара лексеми carriage (BrE), док car у британском енглеском има значење „аутомобил“ / „кола“, а у америчком енглеском језику се у том значењу употребљава лексичка јединица automobile. 4. АНГЛИЦИЗМИ У СРПСКОЈ САОБРАЋАЈНОЈ ТЕРМИНОЛОГИЈИ, НЕПРЕЦИЗНИ ПРЕВОДНИ ЕКВИВАЛЕНТИ И ТЕРМИНОЛОШКЕ ПРАЗНИНЕ Утицај енглеског језика на друге језике је велики и неизбежан. Продор енглеских речи је очигледан и у писаном и у говорном дискурсу, како у општем језику тако и у посебним језицима, језицима науке и струке. Преузимање појединих енглеских термина и њихово прилагођавање српском језичком систему је најбржи и најлакши поступак. Енглески термин се може користити неко време да не би постојала терминолошка празнина у систему док се не нађе одговарајући српски преводни еквивалент. До српског преводног еквивалента потребно је што пре доћи, што задовољава принцип ажурности при стандардизовању (в. Димковић Tелебаковић 2014а: 387, 2014b, 2015c). У случајевима када у српском језику постоји одговарајућа лексичка јединица за одређени појам, употреба англицизама није оправдана. Стандардизовани термин би требало да буде преведени термин а не англицизам, чиме се чува српски језик. Пракса показује да неки користе енглеске термине да би показали како добро владају енглеском стручном и научном термино268
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логијом. Врло често се дешава да они који радо употребљавају англицизме заправо и не знају њихова права значења. Да бисмо илустровали присуство неких англицизама у српском саобраћајном језику, навешћемо примере из области телекомуникационог саобраћаја који се односе на рачунаре. Англицизам компјутер (енгл. computer) је, рецимо, веома често у употреби, иако постоји српски термин рачунар. Инпут и аутпут (енгл. input и output) се такође чешће користе од лексичких јединица улаз и излаз, као и интерфејс (енгл. interface) уместо веза између два система. У складу са ставом да стране речи не би требало да добијају статус стандардног термина, предлажемо да следеће поменуте лексичке јединице буду стандардизоване: рачунар, улаз, излаз и веза између два система. Међутим, код термина процесор (енгл. processor), на пример, потребно је пронаћи преводни еквивалент који има тачно концептуално одређење и који због тога заслужује да буде стандардизован. Како процесор делује као главни контролни и комутациони центар за рачунаре (в. Димковић-Tелебаковић 6 2015a: 310), могуће је предложити да се стандардизује термин главни контролни и комутациони рачунарски центар. Нажалост, то не може бити коначна препорука, јер се јавља проблем термина комутациони центар / switching centre. Долажење до одговарајућег српског преводног еквивалента за switching centre могуће је ако се зна које су његове функције. Како комутациони центар омогућује успостављање веза, управља сигнализацијом унутар мреже корисника, наплатом и евиденцијом корисничких рачуна, најкраћи и семантички одговарајући превод термина switching centre био би центар за успостављање веза и управљање мрежом корисника. На основу ове дискусије, коначно решење за термин processor би, дакле, могло да буде главни рачунарски центар за успостављање веза и управљање мрежом корисника. Свесни смо да термин не задовољава принцип краткоће јер има доста речи у свом саставу, али је прихватљив јер тачно изражава значење појма. На овај начин је задовољен принцип прецизности. Усклађеност облика и значења термина у овом случају такође постоји, тако да је задовољен и принцип прозирности. С обзиром да се термин може усагласити с језичком нормом на свим нивоима, могуће је рећи да је и принцип системности задовољен, што даље омогућује стварање нових српских термина који задовољавају принцип продуктивности. Да би термин могао да буде стандардизован, он мора да задовољи и принцип учесталости. И овде наилазимо на проблем. У употреби није термин који предлажемо, већ термин процесор. Како поступити? Како постићи да предложени екви-валент почне да се користи у научним и стручним круговима? Навешћемо још неке непрецизне термине који су у употреби у саобраћајној терминологији. То су, рецимо, коефицијент застоја / delay ratio или штедна брзина, овердрајв / overdrive. Наведени термини не одражавају значења појмова, тако да се не могу стандардизовати. Долажење до њихових адекватних значења захтева одлично познавање струLipar / Journal for Literature, Language, Art and Culture / Year XVIII / Volume 63
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ке и науке и оба језика – српског и енглеског. И у овим случајевима је потребна сарадња инжењера и језичких стручњака како би се стигло да ваљаног термина (в. Димковић Tелебаковић 2017а: 87). О терминолошким празнинама смо раније писали (в. ДимковићTелебаковић 2013a, 2017b). Од понуђених решења поменимо, на пример, термин раскрсница с избегавањем застоја / box junction (в. Димковић-Tелебаковић 2013a: 67). Постоји још низ терминолошких празнина у српској саобраћајној терминологији. Једна од њих је сложеница subscriber loop plant. Узимајући у обзир све што је до сада речено, можемо тврдити да Одбор за стандардизацију српског језика треба да стандардизује оне термине који јасно и тачно изражавају значење појмова и појава, и да прописује да за један појам треба у употреби да буде један термин, који није англицизам. Тиме би био задовољен и принцип једно-значности. Остварење тог циља је једино могуће ако постоји стална сарадња језичких стручњака и стручњака за одговарајуће области. Уколико се стручњаци и научници не би обазирали на препоруке Одбора, његово постојање не би имало оправдање и српски језик не би био уређен. Време је да се питања уређења научне и стручне терминологије решавају координисано и организовано. 5. ЗАКЉУЧАК Синхрона морфолошка, синтаксичка и семантичка анализа неких српских и енглеских термина у употреби у различитим областима саобраћајног инжењерства показала је да су основни проблеми стандардизовања терминолошких јединица оба система – и српског и енглеског терминолошког система – полисемија и синонимија. Указано је и на проблеме стихијског уношења непотребних страних речи у српски језик, на постојање великог броја англицизама у српском терминолошком систему, непрецизних преводних еквивалената и терминолошких празнина. Дати су примери именица, сложеница и глагола кретања као вишезначних терминолошких јединица у разним облас-тима саобраћајa. Илустрована је дублетна лексика и на морфолошком и на семантичком нивоу. Посебна пажња је посвећена англицизмима у телекомуникационом саобраћају и понуђени су преводни еквиваленти за енглеске термине processor и switching centre. Примери јасно показују да контекст и колокације одређују значење терминолошких јединица. 
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Вера Вујевић Ђурић1 Универзитет у Источном Сарајеву Филозофски факултет Пале Катедра за англистику



КРАТАК ПРЕГЛЕД ЕЛИПСЕ У WH-КЛАУЗАМА У ЕНГЛЕСКОМ И ЊЕНИХ ПРЕВОДНИХ ЕКВИВАЛЕНАТА У СРПСКОМ



У раду су представљене елиптичне конструкције унутар wh-клауза. На издвојеном корпусу описују се својства елипсе код wh-клауза у енглеском језику и упоређују се са српским језиком. У оба језика елидирана клауза се своди само на wh-ријеч, док су сви остали елементи клаузе изостављени. Елидирани дијелови се лако реконструишу јер су присутни у тексту у истом облику – обично у претходној реченици као антецедент. Елидирани материјал се реконструише једноставним преписивањем на елидирано мјесто, доносећи пуну, неелидирану реченицу са недвосмисленим значењем. Карактеристично за овај тип клауза јесте нешто учесталија потреба за одређеном врстом модификације елидиране клаузе у односу на неелидирану приликом реконструкције елидираног материјала. Кључне ријечи: елипса, wh-клаузa, wh- ријеч, елидирани материјал, контекст.



1. УВОДНЕ НАПОМЕНЕ Будући да постоји велики опсег језичких механизама који су наизглед врло слични елипси, морамо примијетити да неки изостављени елементи, као нпр. у скраћеним облицима или формално једноставнијим исказима тешко да могу бити окарактерисани као елипса. Упркос чињенци да елипса представља ситуацију у којој уобичајени језички образац облик/значење не функционише, ми обично посједујемо способност за разумијемо то непотпуно значење које елидирани језички израз носи. „Како ми стичемо и користимо ту способност, процјењујемо је и тумачимо као слушаоци и читаоци, манипулишемо њоме као говорници и писци, занимљива су и важна питања на свим језичким нивоима једног говорника; од почетника до књижевног критичара.“2 (Вилсон 2000: 10). Иако се језици често веома разликују један од другог, наше вјеровање да постојe богата универзална језичка структура и језичке 1 [email protected] 2 Аутор рада је дао сопствени превод, у оригиналу енглески текст гласи : ‘How we acquire and use that faculty, appreciate and interpret it as listeners and readers, manipulate it as speakers and writers, are interesting and important issues at whatever level we are operating, from beginning reader to literary critic.’ (Вилсон 2000: 10) Lipar / Journal for Literature, Language, Art and Culture / Year XVIII / Volume 63
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универзалије, очигледна је на многим језичким пољима, па је тако и код елиптичних конструкција. Комуникација се у сваком природном језику успоставља кроз говор који се, једноставно речено, састоји из низа звукова. Ови звукови се везују за одређено значење које потом тумачи слушалац. Елипса, с друге стране, представља изостављање елемената (који се могу извести из контекста) стварајући на тај начин неслагање између звука и значења. Друкчије речено, када говорник једног језика генерише неку елиптичну реченицу њено значење је увијек богатије од онога што је тај говорник заправо рекао. Елипса подразумијева неслагање између фонетске реализације и семантике одређене језичке структуре, гдје су форма и значење иако у нескладу повезани једно с другим, те ми разумијемо и све оно неизречено а подразумијевано. Све структуре, правила и ограничења која нам у неелиптичним конструкцијама омогућавају да пресликамо звукове и/или гестове на одговарајуће значење, не важе за елипсу. Но и поред таквог испуштања језичког садржаја, било да је оно условљено концизношћу израза или психолошким или социолошким факторима, наше разумијевање послате поруке није знатно нарушено. Потребно је нагласити да у овом раду неће бити говора о посебном облику елидираних структура које се јављају унутар секвенце wh-питање – одговор (примјер (1)). Када говоримо о овим структурама, најједноставнији облик одговора код wh-питања само испуњава празнину тражену питањем. Сви остали дијелови изостављени су и присутни су у питању које представља контекст на кога се ослањамо при попуни празнина. (1) happy: Where’s the surprise, Pop? willy: In the back seat of the car. (Death of a Salesman, 22) /ХЕПИ: Гдје је изненађење, тата? ВИЛИ: На стражњем сједишту кола./ (Смрт трговачког путника, 16)



У овом раду даћемо кратак осврт на изостављање материјала код wh-клауза, у чијем случају се примјеном елипсе цијела клауза своди само на wh-ријеч3, што заиста може бити окарактерисано као радикално изостављање. Сви остали елементи клаузе остају неизречени, а њихова реконструкција могућа је једноставним испитивањем контекста. Клауза4 се у енглеском језику сматра изразом различитих говорних функција, као што су изјаве, питања, одговори и сл. 3 Уобичајена скраћеница за wh-word, тј. УПИТНУ РЕЧ или РЕЛАТИВНУ ставку: као what, who, which, when, why, how итд. У лингвистици се ова скраћеница употребљава претежнно у вези с wh-допунама, wh-померањем, питањима (wh-реченице – wh-questions) и релативним клаузама (wh-relatives). У граматичкој поткласификацији типова питања, термин „wh-реченице“ употребљава се за питања која почињу упитном речју. (Кристал 1999: 400) 4 „Суречница (енг. clause) највећа граматичка јединица која је мања од реченице. Традиционално је суреченица граматичка јединица која се састоји од субјекта и предиката, а свака се реченица мора састојати од једне или више суреченица“ (Траск 2005: 343)
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Ради боље реконструкције и интерпретације елидираног материјала код wh-клауза, у овој студији структуру клаузе ћемо посматрати као дводијелну и то: а) субјекат и финитни/нефинитни глаголски облик; б) остатак глаголске фразе заједно са објектима, комплементима и/или адвербијалима. 2. ЕЛИПСА У WH-КЛАУЗАМА wh-клауза се, најједноставније, може дефинисати као тип зависне клаузе која почиње са упитном ријечи, wh- ријечи. Приликом изостављања елемента код wh-клауза, елидирана клауза може да се сведе на било коју упитну ријеч (примјери који слиједе). Оне се заједничким именом називају wh-ријечи (wh-words) у енглеском језику и могу да подразумијевају сљедеће групе: who, whom, what, which, whose детерминатори 



замјенице 



how5, why, where, when, whether прилози субординативни везници



Елипсу у wh-клаузама одликује висок степен редукције. Најчешће се ради о испуштању цијеле клаузе па елидирана клауза садржи само wh- ријеч. Као конвенцију означавања елипсе узели смо грчку графему делта (Δ)6 која означава мјесто испуштеног материјала: (2) But, within a few short years, Tony Blair was not happy. WhyΔ? (The Independent, 23 July 2010) /Али, у року од неколико кратких година, Тони Блер није био срећан. Зашто./ (3) LINDA: (...) And what goes through a man’s mind, driving seven hundred miles home without having earned a cent? Why shouldn’t he talk to himself ? Why Δ? When he has to go to Charley and borrow fifty dollars a week and pretend to me that it’s his pay? How long can that go on? How long Δ? (...) (Death of a Salesman, 45) ЛИНДА: (...) И што све прође кроз главу човјека који вози тисућу километара враћајући се кући, а да није зарадио ни цента? Зашто не би разговарао сам са собом? Зашто? Па он мора од Чарлија посуђивати по педесет долара тједно и претварати се преда мном да је то његова плаћа! Докле то може трајати? Докле?(...)/ (Смрт трговачког путника, 34) (4) WILLY: I can’t work for you, that’s all, don’t ask me why Δ. (Death of a Salesman, 77) 5 Иако how не почиње са wh ова упитна ријеч сврстава се међу wh-ријечи у енглеском језику. 6 Овакав симбол означавања елипсе уобичајио се у многим енглеским грaматикама. У првом реду се њиме користи Кверк са сарадницима у грaматици енглеског језика (Quirk et al. 1985). Lipar / Journal for Literature, Language, Art and Culture / Year XVIII / Volume 63
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/ВИЛИ: Не могу радити код тебе, то је све, не питај ме зашто./ (Смрт трговачког путника, 59) (5) LIZA (...). But do you know what began my real education? PICKERING. What Δ? (Pygmalion, 111) /ЛИЗА: (...) Али знате ли ви шта је отпочело моје истинско васпитање? ПИКЕРИНГ: Шта?/ (Пигмалион, 85) (6) We tried to replicate that this year and he found that he wasn’t quite as good. Our job now is to find out why Δ. (The Guardian, 24 July 2010) /Покушали смо да поновимо то ове године и он је открио да није био толико добар. Наш посао сада је да сазнамо зашто./ (7) ALGERNON: (…) but I’m afraid Aunt Augusta won’t quite approve of your being here. JACK: May I ask why? (The Importance of Being Earnest, 9) /АЛЏЕРНОН: (...) али бојим се да тетка Огаста неће бити баш одушевљена када те види. ЏЕК: Могу ли да знам зашто? (Важно је бити Ернест, 13)



Такође, овај тип елиптичних клауза ограничен је на упитне whреченице и не укључује релативни тип номиналних wh-реченица, нити адвербијалне клаузе које почињу са if односно whether ријечима. Стога сљедеће примјере можемо оцијенити као неграматичне: * Somebody has hidden my notebook, and I’ll punish whoever Δ. * They say the treasure was buried, but no one is sure whether Δ or not. 7 Како су елидиране wh-клаузе у највећем броју случајева упитне њихова структура би требало да одговaра структури једног питања. Стога је карактеристично за овај тип клауза нешто учесталија потреба за одређеном врстом модификације елидиране клаузе у односу на неелидирану приликом реконструкције елидираног материјала: (8) ben: It’s called a cowardly thing, William. willy: Why Δ? (...) (Death of a Salesman, 100) Δ↔ is it called a cowardly thing? /БЕН: То је кукавичлук, Вили. ВИЛИ: Зашто? (...)/ (Смрт трговачког путника, 77) (9) MRS. HIGGINS. It doesn’t matter, dear. I only wanted to make you speak. HIGGINS. Why Δ? (Pygmalion, 109) Δ↔ did you only want to make me speak? /Гђа ХИГИНС: Свеједно, мили. Ја сам само хтела да те натерам да проговориш. ХИГИНС: Зашто?/ (Пигмалион, 83) 7 Примјери за илустрацију позајмљени из A Comprehensive Grammar of the English Language. (Кверк et al. 1985: 908).
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(10) LIZA. What did you do it for if you didn’t care for me? HIGGINS [heartily] Why Δ, because it was my job. (Pygmalion, 120) Δ↔ did I do it for if I didn’t care for you? /ЛИЗА: Па зашто сте онда радили са мном ако не марите за мене? ХИГИНС (срдачно): Зашто, зато што је то мој посао./ (Пигмалион, 93)



Код неких издвојених примјера, промјена подразумијева прелазак упитне реченице у изјавну и обрнуто и то најбоље можемо видјети у наредним примјерима: (11) BIFF: He threw me out of this house, remember that. LINDA: Why did he do that? I never knew why Δ. (Death of a Salesman, 45) Δ↔ he did that. /БИФ: Он ме избацио из ове куће, сјети се тога. ЛИНДА: Зашто је то учинио? Никад ми није било јасно./ (Смрт трговачког путника, 34) (12) LINDA: He’s been trying to kill himself. BIFF [with great horror]: How Δ? (Death of a Salesman, 46) Δ↔ has he been trying to kill himself? /ЛИНДА: Покушао је убити се. БИФ (силно ужаснут): Како?/ (Смрт трговачког путника, 34)



Међутим, и поред наведених модификација сав елидирани материјал код wh-клауза неопходан за реконструкцију и интерпретацију неизреченог дијела налазимо у сусједном тексту. Уколико је ријеч о индиректним и ехо8 питањима, и наравно,



изјавним реченицама, структура wh-клауза је иста као у изјавној реченици, осим што иницијалну позицију заузима wh-ријеч:



(13) One could understand that the lacklustre economic conditions in Europe are resulting in difficult export markets but the surveys are saying different. It is difficult to see why Δ. (The Independent, 10 July 2010) /Могло би се схватити да су застарјели економски услови у Европи резултирали тешким извозним тржиштима, али истраживања говоре друкчије. Тешко је схватити зашто./ (14) BIFF: (...) They’ve laughed at Dad for years, and you know why Δ? Because we don’t belong in this nut house of a city! (...) (Death of a Salesman, 48) /БИФ: (...) Тати су се смијали годинама, а знаш зашто? Зато што нама није мјесто у овој лудници од града./ (Смрт трговачког путника, 36) (15) Cecily. (...) Who do you think is in the dining-room? Your brother! Jack. Who Δ?



8 „Ехо-питања представљају упитну реплику на претходни исказ и чине средишњи елемент у трочланој синтаксичкој структури: иницијални исказ – упитна реплика – завршна реплика“. (Пипер et al. 2005: 677) Lipar / Journal for Literature, Language, Art and Culture / Year XVIII / Volume 63
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Cecily. Your brother Ernest. He arrived about half an hour ago. (The Importance of Being Earnest, 36) /СЕСИЛИ: (...) Шта мислиш ко је у трпезарији? Твој брат! ЏЕК: Ко? СЕСИЛИ: Твој брат Ернест. Стигао је пре отприлике пола сата./ (Важно је бити Ернест, 49)



У овим клаузама (примјери 13, 14 и 15) елидирани материјал је присутан у истом облику у претходној реченици као антецедент. Он се може надомјестити једноставним преписивањем на елидирано мјесто и не захтијева никакву додатну модификацију. Све елиптичне конструкције код wh-клауза су анафоричке и финалне, са мањим изузецима средишње: (16) Wimbush, however, seems reluctant to talk about his community in terms that might be interpreted as off-puttingly “New Age”. And one can easily understand why Δ. (The Independent, 10 July 2010) /Вимбуш, међутим, чини се, нерадо говори о својој заједници у смислу који би се могао протумачити као нешто што одлаже „Ново Доба“. И може се лако разумјети зашто./ (17) Williams said he discovered that the physical alarm system had been disabled a full year before the disaster. When he asked why Δ, he said he was told that the view from even the most senior Transocean official on the rig had been that “they did not want people woken up at three o’clock in the morning due to false alarms”. (The Guardian, 24 July 2010) /Вилијамс је рекао како је открио да је алармни систем био физички онеспособљен пуну годину дана прије катастрофе. Када је упитао зашто, речено му је да је став чак и највиших трансокеанских званичника био да „нису хтјели да буде људе у три сата ујутро због лажне узбуне.“/ (18) HIGGINS. You didn’t. I asked her. If you’d known her you wouldn’t have asked her. MRS. HIGGINS. Indeed! Why Δ? (Pygmalion, 64) /ХИГИНС: Ти ниси. Ја сам је позвао. Да је познајеш, ти је не би позвала. Гђа ХИГИНС: Збиља! А зашто?/ (Пигмалион, 50)



Покушали смо на основу свега реченог направити један сажети табеларни приказ основних карактеристика елидираних структура унутар wh-клауза: Табела 1. Сажет приказ карактеристика елипсе у wh-клаузама



Својства/Тип клаузе Који је минимални облик елидиране реченице? Који је дио клаузе елидиран?
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Да ли је значење неизреченог дијела имплицирано као језички одређено или глобално?



одређено



Да ли се – при интерпретацији елидираног материјала – ослањамо на контекст или ситуацију?



контекст



У којој се врсти регистра јављају ове реченице? Да ли су ове елипсе подударне у енглеском и српском језику?



у књижевноумјетничком и публицистичком да



Посебно запажање код наведених особина елипсе унутар wh-клаузама везано је за контекст. Као што смо навели у табели, приликом реконструкције онога што је испуштено и неиречено код wh-клауза упућени смо на контекст, тј. на онај дио текста који окружује елидирано мјесто. Контекст је, могли бисмо рећи, оно што је и заједничко и посебно код елипсе у енглеском и српском језику. Заједничко – јер се свака реконструкција и интерпретација елидираног материјала код текстуалних елипси везује за контекст и у енглеском и у српском језику. Контекст, односно лингвистичко окружење, представља извор контроле елидираних елемената јер су они повративи из сусједног дијела текста. Контекст је оно посебно и другачије када говоримо о особинама елипсе у енглеском и српском уопште, јер се ситуацијски контекст разликује код ова два језика. У енглеском језику ситуацијски контекст подразумијева повративост на основу познате синтаксичке структуре употријебљене у одређеној ситуацији, док у српском ситуацијски контекст укључује много шири спектар могућих структура узимајући у обзир тренутни говорни склоп. 3. ЗАКЉУЧАК Анализа елиптичних конструкција унутар wh-клауза показује висок степен њихове подударности у енглеском и српском језику. Јављају се у истим реченичним облицима у оба језика и подједнако често у оба испитивана регистра – књижевноумјетничком и новинском. Њихове елидиране структуре су, можемо рећи, идентичне, а елипса се дешава на истом мјесту. Елидирани дијелови присутни су у тексту у истом облику (обично у претходној реченици као антецедент) и могу се надомјестити једноставним испитивањем контекста, без потребе за упошљавањем ванјезичке ситуације. Елидирани материјал се реконструише једноставним преписивањем на елидирано мјесто, доносећи недвосмислену, пуну и неелидирану реченицу. Као и у енглеском, у српском језику елидирана клауза своди се само на упитну ријеч, а неизречени су сви остали дијеLipar / Journal for Literature, Language, Art and Culture / Year XVIII / Volume 63
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лови реченице. Морамо још једном истаћи да елипсе у овим клаузама представљају један од најрадикалнијих облика изостављања унутар једне клаузе. Можемо закључити да се унутар wh-клауза елипса остварује у највећем броју примјера без већих препрека у оба језика. Увијек се радије бира елидирана структура у односу на нееелидирану. Најчешћи елидирани материјал код овог типа елипсе јесте предикација, било да се ради о изостављању безличног глаголског облика или комплемента субјекта.
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Vera Vujević Đurić / A SHORT OVERVIEW OF ELLIPSIS IN WH-CLAUSES IN ENGLISH AND ITS TRANSLATION EQUIVALENTS IN SERBIAN Summary / This paper presents elliptical structures within wh-clauses. On excerpted corpus we describe the properties of ellipsis within wh-clause in English, and compare them with those in the Serbian language. Ellipted parts are easy to reconstruct because they are present in the text in the same form – usually in the preceding sentence as an antecedent. When ellipsis occurs within а wh-clause, the ellipted clause is reduced to the wh-word, while all other clause constituents remain understood and implied. Key words: ellipsis, wh-clause, wh-word, elliptical material, context. Примљен: 7. маја 2017. Прихваћен за штампу јуна 2017.
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ЕКОФЕМИНИЗАМ И СИМБОЛИЧНА МАЈКА ЗЕМЉА У РОМАНУ ТЕЛЕСНА ПОВРЕДА МАРГАРЕТ ЕТВУД



Oслањајући се на теоријске поставке Драгане Поповић, у овом раду се анализирају аспекти екофеминизма у роману Маргарет Етвуд Телесна повреда (Bodily Harm). Патријархално уређење, империјални капитализам и занемаривање и загађивање природе у буквалном и пренесеном смислу, односно „трострука маргинализованост“ коју Поповићева објашњава, илуструје се кроз поменуто дело на различите начине. Већ од самог почетка романа наговештава се подређеност и стереотипно карактерисање жена. Оболевање Рени указује на нарушавање нормалног функционисања „тела“, како на дослован, тако и на пренесен начин – као мајке „хранитељке“ и као Мајке Земље, која постаје обогаљена и фрагментирана. Боравак Рени на карипским острвима показује на које начине капиталистичке земље контролишу земљe Трећег света. Кључне речи: екофеминизам, Мајка Земља, Телесна повреда, Маргарет Етвуд, империјализам



Иако се у својим текстовима углавном бавила анализама митолошког аспекта, значајна критичарка дела Маргарет Етвуд, Шерон Роуз Вилсон (Sharon Rose Wilson) приметила је да се, у извесном смислу, контекст у роману Телесна повреда може довести у везу са одређеним глобалним феноменима, као што су заштита животне средине, капитализам и патријархат: Као што уништен фетус и тело подељено на пола код нараторке у Израњању симболишу лично, национално и друштвено распарчавање, Ренин рак и операција, доказ о „проваљивању“ на више нивоа, сугеришу сличне, експлицитније глобалне теме: представа ћелије симболише рак у женском и светском телу и представља „све жене, све жртве и угњетаче, сва људска бића, све“ (Вилсон 1993:202).



Слична критика „доминације над не-људском природом и осталим другостима и указивање на суштинску сличност/једнакост између мушке доминације над женама и доминације над природом“ (Поповић 2011:255) стоји у основи екофеминизма. Циљ овог рада је да се приближе теоријске поставке екофеминизма, изнете у раду „Екофеминизам“ Драгане Поповић, и симболично тумачење улоге главне протагонисткиње у роману Телесна повреда. Из1 [email protected] Lipar / Journal for Literature, Language, Art and Culture / Year XVIII / Volume 63
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весни мислиоци, попут поменуте Вилсонове, помињали су могућност да се улога Рени Вилфорд може ишчитати као симболични еквивалент одређених митолошких фигура или ликова из бајки, али детаљнија образложења у вези са префигурисањем Мајке Земље или обриса симболичног екофеминизма у овом делу Етвудове нису пружена. Поред теоријских начела екофеминизма и интерпретација истакнутих аутора који су проучавали роман Телесна повреда, у раду ће бити изнет и кратак осврт на објашњења концепта Мајке Земље и других женских божанстава Џозефа Кембела, Роберта Гревса и Џејмса Фрејзера. Драгана Поповић сажето и прегледно излаже преглед развоја теоријске мисли истоименог покрета, почевши од прве теоретичарке која је увела термин екофеминизам, Франсоаз Добон: Добон је екофеминизам дефинисала као филозофију и политички покрет који је сјединио феминизам и еколошку свест и показао како исти друштвени модел, који је довео до доминације над женама, доводи и до уништавања природе. Екофеминизам је тако означен као филозофија која треба да повеже људску врсту, не-људске врсте и Мајку Земљу и револуционарни еколошки покрет, чије деловање би требало да човечанству обезбеди сигурну будућност на нашој планети (Поповић 2011: 256).



Иако постоје видне разлике између другачијих огранака екофеминизма, у основи сваког од појединачних тумачења је присутна идеја о „трострукој маргинализацији и доминацији савременог патријархалног и капиталистичког модела“ (Поповић 2011: 256). Ради се о „доминацији над женама, доминацији над природом и доминацији над тзв. Трећим светом“ (Поповић 2011: 256). Важан податак у вези са ширењем екофеминизма као правца јесте да је први курс о „феминистичком приступу екологији“ покренула 1978. године Инестра Кинг (Ynestra King), теоретичарка и активисткиња радикалног левог таласа феминизма (Поповић 2011: 256). Поменута феминисткиња је једна од предводница социјалног екофеминизма, поред социолошкиње Чаје Хелер (Chaia Heller). Како Поповићева наводи, ове припаднице групе Мрежа Зелене левице (Left Green Network) су „заступале концепт преиспитивања социјалних и политичких извора еколошких проблема са левичарских позиција“ (Поповић 2011: 256). Други правац екофеминизма, културни екофеминизам, истиче „везу између модела доминације над родом, класом, расом и природом, и сматра да природа мора да постане део друштвеног простора, иначе ће бити угрожене хранитељке будућих генерација: жене и природа (Поповић 2011: 259). Најзначајнија представница ове оријентације је Индијка Вандана Шива (Vandana Shiva). Поповићева, поред поменутих, помиње и феминистички енвиронментализам који наглашава „улогу пола/рода у коришћењу природних ресурса“ (Поповић 2011: 258), као и друге посебне струје унутар екофеминизма: феминистички пост-



284



Липар / Часопис за књижевност, језик, уметност и културу / Година XVIII / Број 63



ЕКОФЕМИНИЗАМ И СИМБОЛИЧНА МАЈКА ЗЕМЉА...



структурализам, феминистичка политичка екологија и постколонијална женска еко-алтернатива (Поповић 2011: 259). Као три најзначајније представнице екофеминистичког покрета Поповићева издваја Карен Ворен, Вандану Шиву и Марију Мис. Међутим, такође истиче и допринос и активисткиња/теоретичарки као што су Линда Бирк (Lynda Birk), Рози Брајдоти (Rosi Braidotti), Ајрин Дајмонд (Irene Diamond), Дона Харавеј (Donna Haraway), Мери Макинан (Mary Mac Kinnan), Џудит Плент (Judith Plant), Керол Адамс (Carol Adams) и Керолин Мерчант (Carolyn Merchant). Карен Ворен наглашава „дубоке историјске, симболичне и теоријске везе између доминације над женама и над природом, везе које су битне за разумевање и феминизма и енвиронменталне етике“ (Поповић 2011: 259). Како Поповићева детаљније излаже о поставкама Воренове: Ова нова етика сама по себи мора бити антисексистичка, антирасистичка и антикласна, и промовисати етички дискурс/е и праксе које проистичу из различитих историјских и културних дискурса. Пошто открива чврсту везу између доминације над женама и доминације над природом, екофеминизам показује да су и жене и природа феминистичке теме/питања и да феминизам треба да прихвати екофеминистичку теорију, која објашњава како је доминација над женама концептуално и историјски повезана са доминацијом над природом у оквиру традиционалног патријархалног модела који заступа систематску, структурирану и неоправдану доминацију мушкараца (Поповић 2011: 260).



Вандана Шива се фокусира на подређеност у земљама Трећег света и скреће пажњу на чињеницу да су „генетско инжињерство и производња генетски модификоване хране нови облици колонијализма, и на опасности од генетске манипулације живим бићима, контроле хране, лекова и болести“ (Поповић 2011: 261). Поред тога што је основала научну дисциплину биоетику, Шива је покретачица Чипко покрета 70-их година 20. века, као и вођа Међународног форума о глобализацији. Блиска сарадница Шиве је Марија Мис (Maria Mies), која сматра да се „недовољно указује на то да је патријархат основа капиталистичког система, која одређује и његов развој и да тако, на пример, и савремена наука и технологија следе основну идеју патријархата – идеју доминације и контроле“ (Поповић 2011: 261). Ова професорка социологије у Келну, која је дуго година радила у Индији, развила је тзв. концепт доброг живота. Поповићева сумира њене поставке на следећи начин: Нови концепт доброг живота искључује потрошачко друштво и хијерархијске друштвене односе (мануелни/интелектуални рад, произвођач/ потрошач), захтева да се елиминишу све патријархалне и милитаристичке структуре и дозвољава развијање само оних научних дисциплина и технологија које не угрожавају опстанак природе као такве (Поповић 2011: 261).
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Све у свему, заједничка карактеристика између либералног, марксистичког, радикалног, социјалистичког, црног и/или екофеминизма Трећег света јесте: Сви они, такође, сматрају да су везе жене и природе многоструке: оне су историјске и каузалне, концептуалне, емпиријске и искуствене, и симболичке (жене као богиње Земље, Земља/Gaia као жена), епистемолошке и политичке и, пре свега, етичке (Поповић 2011: 257).



У нашој анализи усмерићемо се на симболичан однос између жене и природе, односно на то „како метафоре природе и земље бивају коришћене и злоупотребљене“ у текстовима и култури (Хауарт 1996: 81). Пошто екофеминизам једним делом указује на корелацију између „уништења природног окружења и угњетавања жена кроз историју“ (Кларк 2011: 111), односно везу између екплоатације природе и потчињавања жена, покушаћемо да успоставимо повезаност између Рени која обољева од рака и деградиране Мајке Земље. Услед поменутог „проваљивања на више нивоа“ и културолошки условљене потлачености, главна протагонисткиња се разбољева од тешке болести, након чега јој бива одстрањена дојка – женски атрибут „хранитељке будућих генерација“ (Поповић 2011:259). Околности у које је доспела и које Рени сусреће кроз роман илуструју „троструку маргинализованост“ – угњетавање, како жена, тако и других подређених идентитета, што као последицу производи контаминиране просторе не само у људском организму, већ и у ширем смислу. Стога, положај и искуства Рени одсликавају „загађеност“ и пропадање целокупне планете – односно, Мајке Земље у симболичном смислу. Занимљиво је да, у митолошком контексту, Џозеф Кембел разликује „три или четири основне представе мајке“ (Кембел 2002: 42). Међу значајним женским божанствима, у делу У светлу мита, издвајају се Мајка Земља, Мајка Свемира, индијска богиња Маја: Прва је представа Мајке Земље из које извире целокупан живот. Зваћемо је биљним светом. Друга представа је Мајка Свемира, која се развила из Мајке Земље. Тако, на пример, богиња Нут у Египту представља небо. Навикнути смо да о мајци мислимо као о Земљи, али овде мајка симболизује само небо, свеукупност света који нас окружује и у коме живимо, као да се, такорећи, сви налазимо у мајчиној утроби. У индијској филозофији и митологији мајка се зове Маја – начело које мери (Кембел 2002: 42).



Митска слика мајке у хришћанству оличена је у Богородици: Источно од Суеца нећемо видети много Богородица. Видећемо богињумајку као неговатељицу деце, али та деца нису обавезно њена. Постоји, затим, неколико хранитељских ликова Богородице. Они су веома, веома
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ретки и обично су настајали под утицајем Запада. Управо на Западу доминира представа Богомајке с дететом на грудима (Кембел 2002: 41).



Симболични еквивалент поменутим митолошким фигурама Мајке Земље, Мајке Свемира, Нут и Маје на Истоку јесте богиња Кали. Како Кембел тврди: Реч кали значи мрачно време, време из којег све исходи и у које се све враћа. Један од ова два аспекта дарује живот, други га узима. Богиња Кали је представљена са четири руке. Једна десна рука говори: „Не бој се“. Друга десна нуди зделу пиринча. Једна лева рука носи мач, а у другој левој богиња држи главу коју је одсекла. Богиња Кали је симбол свеукупности животне енергије (Кембел 2002: 44).



Богиња Кали се може довести у везу са „мајком пиринча“, односно различитим манифестацијама Мајке жита, о којима пише Џејмс Фрејзер у Златној грани. У другачијим културама је поменуто божанство имало разна имена као што су „мајка јечма“, „мајка кукуруза“ и слично. Фрејзер је доводи у везу са грчком богињом Деметром, јер „многи епитети, придати Деметри у античко доба, на најјаснији начин обележавају њен близак однос са житом“ (Фрејзер 2003: 399). Када је реч о грчкој митологији, Џозеф Кембел издваја три вида Богиње: Кирка, Калипсо и Наусикаја. У делу У светлу мита, Кирка се описује као „заводница“, „напасница“ и она која мушкарце „мами у царство греха“ (Кембел 2002: 34). Како поменути значајан теоретичар мита појашњава: „Та богиња, чија је света животиња била свиња, претвара мушкарце у свиње; када поново поврате пређашње обличје, они постају и лепши и мудрији но што су били“ (Кембел 2002: 34). За разлику од Кирке, Калипсо „супруга, употпуниће живљењем хармоничног и плодног живота“ (Кембел 2002: 35). Кембел сматра да „њој припада друга улога“ и да она „препорађа мушкарца“, скрханог заводљивошћу и привлачношћу Кирке, тј. „поново га враћа у живот“ (Кембел 2002: 35). Трећи аспект женских богиња је оличен у Наусикаји. Она је одраз „девичанске лепоте, девичанске нимфе, дражесне чари живота“ (Кембел 2002: 35). Симболични пандани поменутим богињама постоје како у грчкој теогонији, тако и у митологијама у различитим крајевима света. Кембел уочава паралеле са Афродитом, Хером и Атином, сматрајући да „ове три богиње – три нимфе, Кирка, Калипсо и Наусикаја, у потпуности се подударају с трима великим богињама“ (Кембел 2002: 35). Кирка, заводница, „двојница је Афродите, богиње пожуде која представља покретачку снагу еротских моћи“ (Кембел 2002: 35). Калипсо, супруга, „пандан је великој богињи Хери, Зевсовој брачној другарици, која отелотворује принцип зреле енергије“ (Кембел 2002: 35). Наусикаја је „пандан богињи Атени, светој заштитници хероја којима припада њена подршка, али и обожавање“ (Кембел 2002: 35). Lipar / Journal for Literature, Language, Art and Culture / Year XVIII / Volume 63
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Роберт Гревс поменуто тројство обједињује именом Бела Богиња и унутар њега уочава симболичне обрисе који се не подударају у потпуности са Кембеловим виђењима. У делу Грчки митови наводи се да би Бела Богиња „могла представљати још једно тројство: девојка - ваздух, нимфа - земљу или море, старица - подземни свет; типични представници су Селена, Афродита и Хеката. Ове мистичне аналогије очувале су свето значење броја три, а богиња - месец проширила се на број девет, да би се свака од њене три личности девица, нимфа и старица, појавила у тријади, потврђујући своје божанство (Гревс 2002: 13). „Бесмртна, непроменљива и свемоћна“ (Гревс 2002: 12) Бела Богиња је била стуб матријархата у целој Европи у неолитском периоду, како Гревс сматра. У делу Бела богиња, поменути мислилац повезује ово божанство са објашњењима Џејмса Фрејзера у вези са Деметром и богињом жита: Ија је била богиња јечма у обличју беле краве. Била је обожавана и као Леукипа, бела кобила, и крмача Хојра или Форкида, чије је уљуђеније име било Марпеса, „грабљивица“. У Романси о Талиесину Гвионова непријатељица Каридвен или Керидвен такође је Бела богиња – крмача, према др Мек Калоху који у својој добро документованој Религији старих Келта цитира Џефрија од Монмаута и француског келтолога Томаса, и бележи да су је и велшки барди описали као богињу жита; он је изједначава са Деметром у обличју крмаче, коју смо горе помињали. Њено име је састављено од речи kerd и ven. Ven (wen) значи „бео“, а kerd (cerdd) у велшком и ирском значи „жито“, као и „надахнуте вештине, нарочито поезија“, као што грчке речи kerdos и kerdeia, од чега је латинска изведеница cerdo, значе „занатлија“ (Грејвз 2004: 63, 64).



Бела Богиња је симболично довођена у везу са месецом, јер „три месечеве мене – млад месец, пун месец и последња четврт – подсећају на три фазе у развоју жене – девојаштво; зрелост и старост (Гревс 2002: 13). Занимљиво је да, с обзиром на чињеницу да годишњи ток сунца својим променама подсећа на пораст и опадање природних моћи (пролеће на девојку, лето на нимфу и зима на старицу), Богињу су почели да доводе у везу са сезонским променама у животу биљака и животиња, као и са Мајком Земљом, која, у почетку вегетативне године, доноси само лишће и пупољке, затим пролеће и цвеће и, на крају вегетативне године, престаје да рађа. У симболичном смислу, функција мајке у роману Телесна повреда, изгледа извитоперено, а оболевање главне протагонисткиње указује на смртност, променљивост и немоћ, супротно карактеристикама које се везују за Велику Богињу. Што се тиче критичара који су изучавали стваралаштво Маргарет Етвуд, управо је поменута Шерон Роуз Вилсон довела у везу болест Рени и нарушавање хармоније природе, сматрајући да тумор ове протагонисткиње „наговештава рак целе Земље“ и „запоседнуту Мајку природу“ (Вилсон 1993: 203). У „загађеном пејзажу који постоји унутар њеног тела“ (Вилсон 1993: 203) све је „ван контроле“: 288
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Не само њене ћелије тумора већ и однос са Џејком; њени модерни чланци; порнографија; криминал; владе Свете Агате и Светог Антоана; револуција и затвор; суморни урбани делови Торонта; империјализам Запада; и самим тим, сам наратив, чини се ван контроле“ (Вилсон 1993: 202).



Пошасти које изједају и уносе дестабилизованост и страх симболично су приказане кроз непријатне и негативне сцене и појаве: „Овај рак или канибализам се симболично наговештава кроз пацове (у вагинама, Лорином стану, у затвору), црвима, бувама и другим инсектима, раковима и пужевима, и мотивима изједеног меса (Лорини прсти, Ренина мастектомија), укључивање маса и нечег или неког „ван контроле“ (дељење ћелије, револуција, влада, затвор)“ (Вилсон 1993: 213). Принципи екофеминизма назиру се и у ставу Вилсонове да „тело Рени у метонимичном смислу представља пејзаж Телесне повреде, два идентична острва која она најпре посећује као туриста могу да се протумаче као груди персонификоване и не више свете Мајке Земље“ (Вилсон 1993: 227). Поред тога што главну протагонисткињу доводи у везу са Мајком Земљом, ова теоретичарка увиђа и извесне симболичне сличности са другим женским божанствима и њиховим атрибутима – Пандором, Реом, Хекатом и Геом: У буквалном смислу, Пандора је она која све обједињује, са по једном карактеристиком сваког божанства, или она која све пружа, као земаљска Богиња Реа, сачињена од земље из подземног света. Као Персефона, у миту матријархата Пандора је богиња подземља која се повезује са Хекатом и Геом, богињом земље, некада званом Пандора (Вилсон 1993: 224).



На овај начин описана, Пандора делује као симболични еквивалент Беле Богиње Роберта Гревса, или једна обједињујућа Богиња која поседује атрибуте Кирке, Калипсо и Наусикаје – женских божанстава о којима пише Џозеф Кембел. За разлику од поменутих виђења, други теоретичари који су писали о роману Телесна повреда се, у својим радовима, више фокусирају на аспект екофеминизма „доминација над женама“ и политику моћи између полова, него на симболична тумачења женских протагонисткиња. Како Брукс Бусон истиче, роман Телесна повреда „доводи у први план тамну страну савременог живота на Западу оличену у насиљу мушкараца над женама“ (Бусон 1993: 112). Поменути значајни проучавалац стваралаштва Маргарет Етвуд из феминистичке перспективе сматра: Поглед мушкараца који претвара жене у сексуалне објекте и порнографске форме уметности је злоћудан, како текст открива. Ако су жене претворене у објекте и маргинализоване мушком пожудом, оне су такође, како се у наративу живописно предочава, телесно раскомадане и физички оштећене. Кроз цео роман, забринутост у вези са моћи и насиљом мушкараца непрестано провејава у честим описима физичког и психичког повређивања жена у наративу (Бусон 1993: 112). Lipar / Journal for Literature, Language, Art and Culture / Year XVIII / Volume 63
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Почевши од првог мушког лика са којим се суочавамо у роману, неидентификованом фигуром која упада у стан Рени и оставља конопац на кревету, мушкарци које нам Етвудова представља делују претеће и застрашујуће. Поменути провалник симболизује „прикривену побуду у свим мушкарцима да се иживљавају над женама“ (Бусон 1993: 112). Штавише, како Брукс примећује, Ренина операција, тј. одстрањивање дојке се доводи у везу са „насилним нападима на женско тело – нарочито на еротски приказане делове тела као што су женске груди – у садомазохистичкој порнографији“ (Бусон 1993: 112). Међутим, врхунац бруталности у роману дат је кроз приказ суровог батинања Лоре у затвору од стране чувара, након чега она умире пред очима преплашене Рени. Жртва злостављања очуха и силовања, којој доминирајућа култура патријархата и империјализма ускраћује право да проговори о својим мукама, „Лора је оличење ућуткане, малтретиране жене и фрагментираног тела/себе“ (Бусон 1993: 112). Поред Брукса Бусона, Медлин Дејвис (Madeleine Davies) запажа да је у стваралаштву Етвудове тело „место болести груди и материце“ и „место на коме се користи политичка моћ и место на ком се злостављање примењује и наизменично вежба“ (Дејвис 2006: 58). О политичким аспектима романа Телесна повреда писала је и Пилар Сомакарера. Како ова теоретичарка сматра, у поменутом делу је од почетка видљиво „прожимање родних и политичких тема“ (Сомакарера 2006: 50). У вези са различитим аспектима стваралаштва Маргарет Етвуд се писало и на нашим просторима (Татјана Бијелић, Снежана Моретић Мићић, Драгана Марковић, Милена Николић, Александра Јовановић, Сергеј Мацура, Биљана Дојчиновић, Новица Петровић и други). Занимљиво је запажање Весне Лопичић која, слично као Шерон Роуз Вилсон, у стваралаштву Етвудове уочава симболичне фрагменте некада важних женских божанстава, као што је Велика Богиња. Раздвајање Богиње на различите аспекте и слабљење женског принципа, проузроковано је деловањем патријархата и доминирањем концепта западне цивилизације: Интегритет сваког појединца понаособ је озбиљно оштећен због правца у ком је западна цивилизација кренула не само од седамнаестог века већ од митских времена почетака. Првобитни интегритет, симболизован свеобухватном фигуром Велике Богиње полако се распадао са напредовањем патријархалног погледа на свет. Обједињени сензибилитет оличен у Тројној Богињи је постао идеал који се ретко остварује у ерама које су уследиле (Лопичић 2007: 38).



Уклањањем дојке један део идентитета Рени, или један од идентитета у симболичном смислу – Мајка (Гревсова Афродита, Кембелове Калипсо и Хера) бива дестабилизован и она губи целовитост своје личности и почиње да се осећа окрњено и фрагментирано, „оштећена, сечена“ (Етвуд 1981: 185). Ова протагонисткиња се симболично доводи у везу са женским божанствима – „деловима“ Велике Богиње или 290
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самом Великом, тј. Белом Богињом преко специфичних атрибута Беле Богиње, као што су крв, (полу)месец, црна и бела змија, краљица термита и слично (Вилсон 1993: 54). Занимљива је сцена кад Рени носи „белу блузу и широку сукњу, такође белу,“ (Етвуд 1981: 190), односно белу одећу, док размишља „Нисам сва овде? Један мој део недостаје“ (Етвуд 1981: 190). Пре операције, Рени је осећала огроман страх од „исецања“, губитка једног дела себе и да „неко, било ко, зарије нож у њу и одсече нешто њено“ и да је „сахрањују део по део уместо целу одједном“ (Етвуд 1981: 17). Бол и непрестани страх да ће ожиљак прокрварити, наставља се и након мастектомије: „Каиш торбице са фото-апаратом усеца јој се у раме и месо изнад њене леве дојке; ожиљак поново затеже. Када то осети, плаши се да спусти поглед, плаши се да ће угледати крв, капљање, њено пуњење које цури напоље. Ожиљак није толико велик; другима се догађају много горе ствари. Она је срећна. Зашто се онда тако не осећа“ (Етвуд 1981: 17). На сличан начин су са атрибутима Велике или Беле Богиње повезане и Ренина пријатељица Џокаста из Торонта и познаница Лора са карипског острва Светог Антоанa. По мишљењу Шерон Роуз Вилсон, оне би се могле протумачити као „алтер ега“ Рени (Вилсон 1993: 216), односно као поменути фрагменти Велике Богиње. Робусна и надмена Џокаста, ексцентрична власница продавнице половне одеће у Питеровој улици, која гаји наклоност ка бизарним модним детаљима попут ланаца од затварача на умиваоницима, својим проницљивим и контроверзним коментарима у вези са родним улогама, симболично се може довести у везу са Кембеловом Кирком или Гревсовом Хекатом. Као што Кирка шаље Одисеја у Доњи свет да би од Тиресије сазнао да „мушко није надређено женском“ (Кембел 2002: 34), ова протагонисткиња у ироничним опаскама разоткрива стереотипе који постоје међу половима. Џокаста, односно „Кирка“ и „Хеката“ која купује „феноменални црни огртач“, попут „крила слепог миша“ (Етвуд 1981: 153), обележја која се везују за Хекату, отворено признаје да мушкарце сматра свињама и одбија да се уклопи у традиционалну улогу жене: Све што желим јесте да се добро проводим, без неприлика, уз нешто смеха, мало романтике, могу и виолине ако их има у близини, пригушена светла, руже, фантастичан секс, нека они ујутру чисте паштету са тепиха, и зар је то превише? Да ли се они плаше мог имена, је л‘ то у питању? Сећаш се кад смо све трептале и претварале се да не разумемо вулгарне вицеве и стално држале ноге прекрштене а они јурцали около као свиње за тартуфима и стално се нешто жалили? (Етвуд 1981: 152).



Упечатљива је њена примедба да би „било фантастично када би се сви мушкарци претворили у жене а све жене у мушкарце, макар на један дан. Онда би сви знали како друга страна жели да се односе према њима. Када се поново претворе у оно што су били“ (Етвуд 1981: 17). Lipar / Journal for Literature, Language, Art and Culture / Year XVIII / Volume 63
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Занимљиво је да се, у Ренином животу, ни један мушкарац не понаша према њој како би она очекивала и не показује искрено разумевање и посвећеност да јој помогне у тешком моменту. Већ на почетку романа, полицајац који испитује Рени ко би могао бити мистериозан провалник у њеном стану, као да жели да наговести да је она сама изазвала такав преступ својим понашањем: Велики није намеравао да одустане. Да ли вас често посећују мушкарци? Разни мушкарци? Желео је да то буде моја грешка, макар мала, нека индискретност, некаква провокација. Ускоро ће почети да ми држи предавање о бравама, о самотном животу, о безбедности. Навлачим завесе, рекох. Мушкарци ми не долазе. Гасим светло. Скидам се сама, у мраку (Етвуд 1981: 8).



Оптуживалачка питања и коментари, као и стереотипи према женском роду од стране мушкараца и порив да се жене обликују према њиховим потребама, појављују се непрестано у тексту. Рени настоји да се допадне свом партнеру Џејку и његовим „кампањама да је промени“ (Етвуд 1981: 9), као и да се подреди сексистичким клишеима приликом његове куповине „неукусних“ поклона као што су подвезице, мидери, црвене бикини гаћице са златним украсима, грудњаци који су притискали и издизали дојке: „То си права ти, говорио је иронично и с надом. Ко би рекао? Црна кожа и бичеви, то је следеће на реду“ (Етвуд 1981: 14). Како Рени, тако и остале жене Џејк посматра на инфериоран начин, као да нису људска бића, што се види на основу различитих поступака и изјава попут „требало би вас све затворити у кавезе“ (Етвуд 1981: 65). Иако изгледа као да зрачи добротом и невиношћу, и упркос томе што га Рени доживљава као свог спасиоца, јер је успешно извео одстрањивање тумора из њеног организма, ни Даниел не показује нарочиту и истинску спремност да се заузме за њихову везу и могућу будућност: Рени се питала колико је Џејк доиста кул. Није му рекла за Даниела. Даниел је, међутим, питао за Џејка сваки пут када би се видели. Како је Џејк? Питао би пун наде, а Рени би увек рекла да је добро. Знала је она за подупираче за књиге, знала је да један не може без другог. Било шта да се деси Џејку и Даниел би се сместа покупио и нестао. Не би волео да му остане цео пакет. Она је можда шлаг на његовој торти, али сасвим сигурно није била сама торта (Етвуд 1981: 17).



Виђање са Рени као да му делује попут разбибриге од његовог згуснутог распореда операција у болници и обавезујућег породичног живота са трудном женом и троје деце. Следећи мушкарац у Ренином животу, загонетан бродовласник Пол кога Рени среће на острву, упозорава је да се држи „подаље од Миноуа“ (Етвуд 1981: 140), али не наговештава јој да би могла имати озбиљне неприлике, уколико заиста прихвати да подигне пакет на аеродрому, 292
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на Лорину молбу. Приликом боравка Рени на острву и у сусретима са поменутим протагонистом видимо да осуда неуобичајеног, другачијег понашања жена није била присутна само у Ренином родном граду Гризволду, већ је видљива и у другим малим срединама, међу различитим културама. Пол сумира став локалних жена према „белим женама“: Овдашње жене сматрају да беле жене кваре локалне мушкарце. Не допада им се ни како се беле жене облаче. Никада нећете видети да нека локална жена носи шорц или панталоне, они мисле да је то настрано. Када би се оне тако понашале, њихови мушкарци би их испребијали. Ако бисте овде покушали било шта од оних ствари у вези са ослобађањем жена, само би се насмејале. Кажу да је то за беле жене“ (Етвуд 1981: 139).



Трећи симболични „фрагмент“ Беле Богиње у роману, у виду једне нетипичне жене на острву Светог Антоана, управо је дат у лику Лоре. Рени и ова протагонисткиња се зближавају на излету бродом, иако Рени на први поглед бива мрзак изглед појединих делова тела Лоре: „Прсти који држе цигарету су сасвим изгрижени, затупасти, помало прљави, а кожа око ноктију изгледа као да су је мишеви грицкали, што истовремено изненађује Рени и помало је одбија. Не би волела да дотакне ту оглодану руку, нити да та рука дотакне њу. Не воли призоре уништења, оштећења, када руб између унутрашњег и спољашњег постаје тако нејасан“ (Етвуд 1981: 77). Лорина рука изгледа као да су је изјели термити, што може бити симболична веза са поменутим атрибутима Велике Богиње. Као што Џокаста представља, у симболичном смислу, пародирану „Кирку“ и „Хекату“, а Рени оличава „Калипсо“ и „Афродиту“ или „Венеру“ са дефектом, тако и Лора одсликава префигурисану „Наусикају“ и „Селену“ или „Дијану“. Њена невиност је окаљана и „порцелански плаве очи“ „замагљене“ најпре насртајима њеног очуха, али и лошим поступањем мушког рода према њој у каснијим сценама. Судбина овог, као и осталих „фрагмената“ Велике Богиње у роману Телесна повреда, потврђује запажање Етвудове које нам преноси Вилсонова и „тенденцију у канадској књижевности да Дијана-Девица умре млада, Венера бива одсутна, а Хеката доживљава процват“, као и да су симболичне Венере и Дијане „заробљене“ (Вилсон 1993: 53). Пре него што је доживела да дословно буде заробљена и затворена у ћелију на острву, Рени је од детињства бивала „заробљена“ различитим стреотипима и васпитавана да буде добра и послушна, односно да следи три ствари: „како да будем мирна, шта да не кажем, и како да гледам ствари а да их не дотичем“ (Етвуд 1981: 46). Такође је већ у раном узрасту уочила да су, у свакој животној ситуацији, жене увек одговорне и криве, као у случају лудог човека који је убио једно своје дете, док је деда Рени спасао остале, на пример: „Моја бака је кривицу сваљивала на супругу, која је неколико месеци пре тога побегла из куће“ (Етвуд 1981: 47). У школи су се неговали дискриминишући ставови о подели послова међу мушким и женским полом, тако да је Рени схватила да јој не Lipar / Journal for Literature, Language, Art and Culture / Year XVIII / Volume 63
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доликује да буде лекар, као што је био њен уважени деда: „Желела сам да будем као он, али после неколико година у школи заборавила сам на то. Мушкарци су били лекари, жене су биле болничарке; мушкарци су били хероји, а шта су биле жене? Жене су намештале завоје и то је све што се за њих могло рећи“ (Етвуд 1981: 49). Као што су мушкарци подредили жене, тако су и империјалне силе довеле у потчињен положај и изложиле екплоатацији земље Трећег света. О томе у роману сведоче околности на острву Светог Антоана, у вези са којима Рени бива упозната већ у току разговора са др Миноом у авиону, пре доласка на своју дестинацију. Поменути протагониста, одмах запажа да Рени припада „слатким Канађанима“ (Етвуд 1981: 23), који након извесне природне катастрофе радо донирају помоћ, али се не удубљују превише у политичке узроке и последице на острву, као што су опорављање од британске колонизације, манипулација тренутне власти и слично. Миноу препоручује Рени туристичке локације, као што су ботаничка башта и тврђава, које су Британци направили: „Имамо и тврђаву“, каже он. „Британци су били продуктивни и у том погледу. Зове се индустријска тврђава. Под Британцима се звала Џорџова тврђава, али наша влада свему даје ново име“ (Етвуд 1981: 24). Траг британског империјализма се свакодневно препознаје на острву: између осталог, у саобраћају, јер се вози на страни пута као у Британији. Алузија на колонизацију појављује се у опису немачких гошћи у хотелу које Рени посматра и „открива да нису Канађанке већ Немице: из оне армије озбиљних путника који свугде допиру захваљујући снази немачке марке, чак и у Торонто, онако плавооки, прибрани, спремни да каталогизирају свет. Зашто да не? Мисли Рени. Сад је њихов ред“ (Етвуд 1981: 53). Приликом следећег сусрета, доктор Миноу, један од кандидата на изборима, како се у међувремену сазнаје, извештава Рени у вези са различитим облицима контроле, како ранијих, тако и савременијих колонијалних сила: Јужно од Св. Антоана је Св. Агата, јужно од Св. Агате је Гренада, јужно од Гренаде је Венецуела са нафтом, која чини једну трећину америчког увоза. Северно од нас налази се Куба. Ми смо празнина у ланцу. Онај ко нас контролише тај контролише транспорт нафте у Сједињене Државе. Бродови иду из Гвајане у Кубу са пиринчем, а из Кубе у Гренаду са оружјем. Нико се не игра“ (Етвуд 1981: 125).



Док Елис, који је на власти, ужива у повластицама, обичан народ живи у беди све време: „Имамо седамдесет одсто незапослених“, каже др Миноу. „Шездесет процента нашег становништва је млађе од двадесет година. Невоља почиње онда када људи немају више шта да изгубе. Елис то зна. Он користи новац из иностране помоћи за подмићивање људи. Ураган је био Божји чин, а
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тако мисли и Елис. Он пружа руке према небу и моли се да га неко оданде спасе, и трес, стиже сав тај новац од слатких Канађана. И то није све. Сада се служи претњама, каже да ће избацити с посла оне који не гласају за њега, као и да ће им можда спалити куће“ (Етвуд 1981: 124).



Организам Рени није једини загађен и затрован „простор“ у роману Телесна повреда. Рени запажа да је море на острву „варљиво плаво“ и да се различито „ђубре улива ту близу у њега“ (Етвуд 1981: 71), што је другачије у односу на очекиван идиличан и егзотичан изглед плаже: „Плажа није једна од седам плажа – драгуља са чистим блиставим песком које су оглашене у брошури. Уска је и шљунковита, и прошарана грумењем згрушане нафте, меким као жвакаћа гума. Канализациона цев води право у море“ (71). На излету бродом „издувни гасови бију јој право у лице“ (79) и сазнаје да је гребен, поред кога пролазе, „сав никакав од нафте и отпадака из луке“ (79, 80). У роману Телесна повреда, кроз различите ситуације и судбине протагониста, илуструју се поставке екофеминизма – подређеност, занемаривање, непоштовање и загађивање одређених ентитета, тј. „тела“, како у појединачним случајевима, тако и на глобалном нивоу. Оболевање и „оштећеност“ главне протагонисткиње, односно њена распарчаност у буквалном и пренесеном смислу, одсликава обогаљеност и дестабилизованост на двоструки начин. Након Ренине мастектомије, њена улога мајке као „хранитељке“ бива доведена у питање. Међутим, ова околност симболично одсликава нарушавање свих природних циклуса на нашој планети, односно угрожавање Мајке Земље. Као последица разних видова психичког и физичког „тровања“ и социјалних пресија, личност Рени се „цепа“ у тексту, односно „разграђује“ на своја два алтер-ега Џокасту и Лору. Сва три фрагмента, Кембелове Калипсо, Кирка и Наусикаја или Гревсове Афродита, Хеката и Селена, преко специфичних атрибута Велике, Беле или Тројне Богиње, тј. Мајке Земље, симболично се доводе у везу са овим значајним и упечатљивим женским божанствима матријархата, чије манифестације у сличним облицима постоје у различитим културама, као што смо се уверили. Међутим, поред маргинализованости женског рода, Етвудова у овом делу скреће пажњу и на потчињеност земаља Трећег света од стране империјалних сила, као и на контаминирање и уништавање егзотичних предела (коралног гребена, морске воде, песка итд.) и целокупне природе генерално.
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Светлана Томић1 Алфа БК универзитет Факултет за стране језике Београд



СРПСКЕ КЊИЖЕВНИЦЕ У БОСАНСКОХЕРЦЕГОВАЧКИМ ЛИСТОВИМА КРАЈЕМ 19. ВЕКА2



Циљ овог рада је да осветли допринос непотписаних уредника и једне могуће уреднице Босанске виле и Зоре крајем 19.века и представи значај новог културног идентитета српских књижевница и прозе коју су објављивале у поменутим листовима. До сада није истакнут значај насловних биографских текстова о важним женама у српској култури које су у Босанској вили биле представљене и илустрацијским портретима, што је учвршћивало њихову славу. Српске ауторке су на сложен формални начин промовисале нове наративе еманципованих књижевних јунака оба рода и нове заплете којим су ослабљивале културни ауторитет патријархата. Милка Гргурова је креирала лик Српкиње која свој национални идентитет одбацује због љубави . За разлику од јужнословенских књижевних часописа тог доба, уредништво херцеговачке Зоре посветило је 1899. цели децембарски број српским књижевницама, сукобљавајући се са негативним ставом свог уредника, Јована Дучића, према интелектуалкама. Тако се испоставља да је неки други уредник Зоре, Атанасије Шола, подржавао нове жене једног времена. Упркос овим чињеницама, представници институционалног јавног знања нису адекватно интерпретирали радове књижевница, нити су успостављали тачне чињенице о новој културној појави образованих ауторки због чега је важност књижевности жена остајала непозната. Кључне речи: српска периодика у Аустроугaрској монархији, институционално јавно знање, српске књижевнице, национализам, феминизам, мизогинија



После критике национализма као генератора мизогиније, нова струја феминистичких истраживачица постколонијалног дискурса уочавала је специфичну коегзистенцију национализма и феминизма, њихов конструктиван однос према усаглашеним циљевима за ослобођењем од репресија.3 Једна таква врста сагласног односа национализма и феминизма може да се анализира и на примеру неких српских књижевних листова у Босни и Херцеговини за време владавине Аус1 [email protected] 2 Овај рад настао је у оквиру пројекта 47021 Родна равноправност и култура грађанског статуса: историјска и теоријска утемељења у Србији Министарства просвете, науке и технолошког развоја Републике Србије. Пројектом руководи проф. др Гордана Даша Духачек. 3 Од бројних, поменуће се само неке кључне ауторке. У првој струји мишљења то су свакако Синтија Енло (Cynthia Enloe), Ен МекКлинток (Ann Mc Clintock), а у другој Френсис Хасо (Frences Hasso), Синтија Кобрн (Cynthia Cockburn) и Ајда Блам (Ida Blom). Lipar / Journal for Literature, Language, Art and Culture / Year XVIII / Volume 63
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троугарског царства.4 На тај начин, наспрам стереотипно дефинисане везе национализма и маскулинизма, у први план избија сложенија слика стварности, где се национална политика одваја од мизогиније и сукобљава са родним шовинизмом и слепилом за други, женски род. У једном специфичном тренутку свог постојања, може се приметити да је сарајевска Босанска вила промовисала другачија, нетрадиционална гледања на жене и родне односе, које је додатно снажила укључивањем српских књижевница у културни канон. У време када, у Србији, уредници културних листова већином одбијају радове књижевница,5 у Сарајеву неки уредници јавно поздрављају српске књижевнице и позивају их на сарадњу. То се дешава управо у тренутку када су се угледни српски књижевници оглушили на позив првог уредника Босанске виле, Божидара Никашиновића, да шаљу своје књижевне прилоге.6 Савремени истраживачи оцењују да је Босанска вила била један од најпопуларнијих листова у регији, са великим бројем претплатника у Београду, препознат као најмодернији лист који је утабао стазе Српском књижевном гласнику.7 У то доба још увек се ретко сретала пракса коју је, као уредник Босанске виле, потписивао Никола Т. Кашиковић. Насловна страна тог листа почела је да се посвећује не само знаменитим мушкарцима, већ и важним и истакнутим женама. Може се поставити питање да ли је иза ове новине заправо стајала веома образована Кашиковићева супруга, Стоја (рођена Здјеларевић). Постоје подаци да је она 1891. године, када је њен муж оболео, преузела „готово сав посао око листа“ (Беловић 1913: 38). Према истраживању Јелице Ждеро, тада је Стоја Кашиковић деловала као уредница, али, сходно ондашњој културној норми, њено 4 Сасвим сличне тенденције могу се пратити и на примеру данашње Војводине, када је била под Аустроугарском управом. Њен културни центар, Нови Сад, и његови водећи културни листови, на пример Јавор и Стражилово, или Бранково коло у Сремским Карловцима, подржавали су српске књижевнице и њихове радове. Круг тадашњих новосадских интелектуалаца који су наступали феминистички чини се да је у многоме надмашивао мушкарце из београдске интелектуалне елите. 5 Сведочења о оваквом ставу мушких уредника према женама-писцима могу се наћи у документованим записима књижевница. Видети нпр. Српкиња 1913, или сатиру Драге Гавриловић „Зашто грех напредује“ у Гавриловић 1990/2: 42-2. Једно од најилустративнијих сведочанстава је писмо др Момчила Иванића из Књижевног одбора Коларчеве задужбине у којем се образлаже одбијање штампања рукописа прича тада увелико потврђене и веома угледне глумице, Милке Гргурове. У том писму од 15. фебруара 1896., Момчило Иванић не наводи толико књижевне колико политичке разлоге за необјављивање прича Милке Гргурове у Србији, прецизирајући на крају свог појашњења да се њен рукопис прича „са гледишта породичног морала православних Срба не може одобрити“. Већ у новембру исте године, дакле 1896, Босанска вила објављује прву, од низа потоњих прича Милке Гргурове, које се штампају током њене вишегодишње сарадње са овим листом. Видети детаљније Црвенчанин 2003: 308. 6 Занимљиво да Ђуричковић не наводи податак који се налази у Крушевчевој студији, а то је да су се угледни српски писци, осим Ј. Ј. Змаја, оглушили на позив за сарадњу када им је писао први уредник, Божидар Никашиновић. Лаза К. Лазаревић, Милован Глишић, Љубомир Ненадовић, Лаза Костић, Војислав и Драгутин Илић, Милорад Шапчанин, Стојан Новаковић, Марко Цар... нису одговорили на Никашиновићево писмо. Видети Крушевац 1978: 307. 7 Упоредити Zdero 2006: 241 и Пековић 2015:45-46.
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име није било потписано као уредничко. Након тог времена, као потврђена сарадница од поверења, Стоја Кашиковић је помагала супругу у уређивању Босанске виле и повремено објављивала своје прилоге које није потписивала (Zdero 2006: 241-243). У анализама значаја Босанске виле, представници институционализованог јавног знања не помињу овакво одступање од патријархалног схватања родног идентитета жена. Са друге стране, у новијим студијама пажња се посвећује „жанру женског портрета“ (Бараћ 2015: 18) који подразумева управо промоцију “нових жена” у друштву. Веома је важно приметити да од 1896. године у Босанској вили почињу да се појављују визуелни и текстовни портрети значајних жена на насловним странама, што је увелико доприносило ширењу и учвршћивању њихове славе. Тек треба утврдити да ли их је приредила и написала Стоја Кашиковић. Најпре је јавност упознала сувладарку црногорску кнегињу Милену, супругу црногорског књаза Николе. Потом, београдску управитељку Више женске школе и чланицу београдског Женског друштва Персиду Пинтеровићеву, затим београдску глумицу и књижевницу Милку Гргурову (коју срдачно позива на књижевну сарадњу у време када је њен рукопис прича у Београду одбијен за штампу), и након тога, српску краљицу Драгу, супругу краља Александра Обреновића.8 За разлику од ставова многих уредника културних листова у Србији, мостарска Зора је цели децембарски (предбожићни) број из 1899. посветила српским књижевницама и изгледа постала први такав лист у региону. У многим штампаним студијама и на интернетским странама погрешно се наводи да је уредник тог броја био Јован Дучић.9 Он се, међутим, тада налазио на школовању у иностранству, у Женеви, одакле се јављао путописним писмима (1/1900, Зора). Заслуга за Зорин тематски број посвећен српским књижевницама и њиховим радовима не припада уопште Дучићу, већ особи која је тада важила за „најобразованијег човека у Мостару“ (Тутњевић 2001: 75).10 Како ће се испоставити, то је био Атанасије Шола. Он је већ од друге половине 1899., осмишљавао садржај и структуру Зоре, што је нажалост остало непознато и ауторки која је недавно објавила студију о Шоли (Илић 2011). Ове информације 8 Босанска вила 6/1896; 8/1896 ; 11/1896; 1/1903.  9 Видети, Ђуричковић 2006: 59. Исто се тврди и у белешци мр Ранка Поповића, поводом објављивања Дигиталне колекције Зоре. Ако не и пре самог Дучићевог одласка на студије у Швајцарску, Атанасије Шола је своје уредништво преузео свакако од почетка Дучићевог избивања, а то значи највероватније од почетка летњег годишњег доба 1899. године. 10 Тутњевићева заслуга је у откривању ранијег почетка Шолине уредничке улоге у Зори. У својој монографији, Тутњевић наводи Дучићева љутита писма из Женеве, препуна разочарања због објављивања радова српских књижевница у децембарском броју Зоре 1899. Због тога се открива једна другачија светлост која пада на постојећи мит Дучића песника-интелектуалца-уредника једног културног листа који није сасвим сагласан са митом о његовом интелектуализму који се у књижевним интерпретацијама у Србији форсира без потребних аргумената. Тутњевић у својој студији, међутим, није навео позитивну улогу коју је, сасвим очигледно, Шола имао у окупљању радова српских књижевница и посвећивању целог броја њима, пред крај 1899. и то након тематских бројева Зоре посвећених Његошу и Змају. Осим што је игнорисао анализу књижевних радова жена у специјалном броју Зоре, Тутњевић је пропустио да се огради од Дучићеве мизогиније. Lipar / Journal for Literature, Language, Art and Culture / Year XVIII / Volume 63
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изгледа да остају мало познате у културној јавности због сукобљеног односа рода и интелектуализма, или због неадекватног представљања интелектуално-креативног рада жена од стране мушких представника институционалног јавног знања.11 Посебно се у листу Босанска вила може запазити значајан допринос српских књижевница,12 невероватно плодан рад преводитељки13 и почетак рада критичарки.14 Станиша Тутњевић, међутим, није истакао Шолину велику улогу интелектуалца који је у многоме доприносио „отвореној културној политици“ Зоре коју пак академик Предраг Палавестра неодређено везује за цело уредништво тог листа (Палавестра 1971: 62). Други проучаваоци углавном пренаглашавају Дучићеву уредничку улогу у Зори (Ђуричковић 2006), чак и у случају када подробно наводе податке који утврђују Шолино уредничко умеће (Крушевац 1978). Ако се пажљиво прегледају и анализирају текстови Зоре пре и после времена Дучићевог боравка у иностранству, може да се уочи драстична промена уредничке политике управо према женама-писцима и преводитељкама. За време Дучићевог уредниковања, књижевнице и преводитељке су искључене из Зоре. Од самог почетка Шолиног уређивања појављује се најпре есеј Јелице Беловић Бернаџиковске, али и низ белетристичких и есејистичких радова иностраних интелектуалки које су, пак, преводиле жене, највероватније учитељице. Зато се може поставити ново питање. Да ли Палавестра негативно оцењује рад преводитељки у Зори зато што је, како без додатних аргумената тврди, избор текстова неквалитетан (Палавестра 1971: 63), или је рад преводитељки у Зори негативно оцењен зато што је део производње креативног и интелеткуалног рада жена? Када се ови преведени текстови прочитају, они не потврђују неквалитетно писање 11 Упоредити Палавестра 1968, 1971, 1995; Крушевац 1978; Ђуричковић 1975, 2006; Иванић 2008. 12 Од поменутих, Ђуричковић и Крушевац наводе само неке српске књижевнице заступљене у Босанској вили, Иванић ни једну. Ђуричковић помиње поезију Јелене Димитријевић али његове оцене далеко су од значаја који им предаје Hawkesworth 2000: 141-142. Од српских ауторки, Ђуричковић је поменуо Исидору Секулић, Милку Гргурову и Даницу Бандић. Иако је и Милка Гргурова била једна од агилнијих сарадница Босанске виле, Ђуричковић је само Даницу Бандић сврстао међу писце који су „континуирано сарађивали и објавили већи број проза“(Ђуричковић 2006: 41). Крушевац само, међу бројним мушким писцима, набраја и имена Јелене Димитријевић и Милке Гргурове, а од бројних преводитељки наводи само Вукосаву Иванишевић и Митру Морачину (Крушевац 1978: 329. и 330). Иванићева студија не помиње ни један рад књижевница, преводитељки, нити критичарки (Иванић 2008: 135-138). 13 Нико не прецизира да је у преводилачки рад Босанске виле био укључен знатан број жена, које су преводиле чак и Волта Витмена. Док Ђуричковић у Библиографији Босанске виле потврђује продор преводитељки, у аналитичко делу своје студије о Босанској вили не усмерава ни једну врсту пажње оваквом прегалаштву. 14 Податак да Босанска вила објављује критику двеју ауторки о песникињи Јелени Ј. Димитријевић не треба игнорисати како се то до сада чинило. Јер, реч је о књижевној подршци која је ипак постојала међу женама тог времена, а о којој се недовољно зна. То потврђује веома обиман приказ „Јеленине песме“ Христине Ристић и Косаре Цветковић, у 10. броју Босанске виле из 1895, 12-14. Касније, у Босанској вили се појављују књижевне критике Исидоре Секулић, Јелице Беловић-Бернаџиковске, али и ликовне критике Надежде Петровић. Ови радови такође потврђују да је Босанска вила подржавала рад критичарки, што изгледа није случај са водећим српским часописима тог доба.
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и размишљање. Због тога ми се чини да је други одговор вероватнији. Ново проучавање указало би на друге везе између рода и знања, као и улогу феминистичког отпора преводитељки, посебно јер су, поводом разматрања статуса неких класика, укључивале ауторитете жена из других култура. Изгледа да су преводитељке из овог периода дуго биле запостављен истраживачки предмет.15 Што се тиче тематског броја Зоре посвећеног српским књижевницама, Љубица Томић-Ковач (1971) и Станиша Тутњевић (2001) не анализирају радове књижевница, већ их само помињу, док ће тај раритет академик Предраг Палавестра (1986), универзитетски професор Дејан Ђуричковић (2006) и истраживач Тодор Крушевац (1978) сасвим игнорисати. Индикативна је чињеница да Ђуричковић своју аналитичку пажњу доследно усмерава само на књижевнике. Зато „као куриозитет“ наводи само укључивање „два изразито модерна несрпска приповједача“, А. Г. Матоша и Ивана Цанкара, док игнорише необичност и особеност тематског броја Зоре, посвећеног књижевницама.16 Посебно је илустративан пример тумачења поменутог темата Предрага Палавестре. Иако је то сасвим могуће први или један од првих текстова у којем се с институционалног врха објављује информација о постојању посебног броја посвећеног српским књижевницама, после тог рада није уследила елаборација књижевности које су писале жене, већ њихово обезвређивање, игнорисање, па и искључивање. Интелектуална иронија избија из судара две реалности. Са једне стране, Палавестра бира да управо за свечану прославу Зоре нагласи важност темата посвећеног књижевницама, што оцењује као „несвакидашњи литерарни и друштвени догађај“ (Палавестра 1971: 62) или као „број, јединствен у свим ондашњим јужнословенским књижевностима“ (Палавестра 2008: 221). Са друге стране, Палавестра не анализира књижевност ауторки на адекватан начин. Пропустио је прилику да наведе биобиблиографске податке ових књижевница, те је тако изостало и њихово подробније представљање културној јавности у Босни и Херцеговини, и касније у Србији.17 Осим тога, Палавестра је читаоцима погрешно сугерисао порекло ових књижевница. Ни једна од њих није ни живела ни радила у Херцеговини већ у Србији и угарском делу Аустроугарске монархије (тј. једном делу данашње Војводине). Тиме је Палавестра изоставио адекватно представљање новог социјалног идентитета књижевница и 15 Подробније о српским преводитељкама књига и заступљености иностраних књижевница-феминисткиња из тог периода видети Tomić 2016: 85-121. 16 Ваља запазити да се ови модерни приповедачи укључују у време Шолиног уређивања листа што није у сагласности са Ђуричковићевим наглашавањем Дучићевог утицаја на модерност часописа (Ђуричковић 2006: 73-74). Много више детаља о Шолином модернистичком усмеравању Зоре представиће Крушевац (1978: 375-377). 17 Палавестрин рад „Приповедачки круг мостарске Зоре“ објављен је најпре у Босни и Херцеговини, у Мостару 1968/69. у монографији Зора: почасни број посвећен Зори (1896-1901), а потом и у Србији, у Новом Саду 1971, у књизи есеја Предраг Палавестра Токови традиције (Нови Сад: Матица српска:1971), 44-64. Lipar / Journal for Literature, Language, Art and Culture / Year XVIII / Volume 63
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важности њиховог могућег утицаја на друге жене, који је у великој вези са њиховом борбом за еманципацију и са промовисањем другачијег, нетрадиционалног наратива који су објавиле у Зори. Потребно је такође и додати да је Палавестра игнорисао чињеницу да су све ауторке претходно сарађивале и у Босанској вили, због чега њихова појава у Зори има сасвим другачији и много већи значај, онај који им даје ново, посебно признање и не уводи их тек први пут у босанскохерцеговачку културу, како неупућен читалац може да закључи читајући непотпуне и нетачне информације у Палавестрином тексту. При свему томе, историчари српске књижевности и писци академских студија нису дотицали проблем шта је значило бити женаписац у једном патријархалном друштву, или су игнорисали податке о потешкоћама очувања и унапређења идентитета интелектуалки, о саботажи жена-писаца од стране мушкараца који су доминирали у тадашњим културним и образованим институцијама.18 Појава српских жена-писаца, од којих су многе биле учитељице, неке и глумице, надасве је значила промену традиционалног наратива. Да није постојала подршка уредника Босанске виле и Зоре данас би се још теже склопили делови ионако нецеловите слике о родно недискриминисаној српској књижевној традицији. Објављивање прича српских књижевница у Сарајеву и Мостару није само део контекста прихватања женске еманципације, већ и пробоја књижевница на територију другачијег књижевног и читалачког тржишта, могућност њиховог утицаја на књижевност других писаца, њихово улажење у међукултурну комуникацију уопште.19 Посебно је важно што већина наратива ових жена „мења причу“20 тј. уздрмава хегемонију једнородног виђења стварности, какву су заступали писци у Србији, који су жене и сферу женске културе сводили на објекативизацију тела и извора сексуалне чежње мушкарца.21 Уместо прича у којима је главни јунак мушкарац, сада у центар заплета долази млада жена, интелектуалка, која тражи потврду свог статуса у друштву. Женски ликови више не носе тривијалну улогу у маргиналној љубавној причи једног мушкарца. Ове нове српске књижевнице радије пишу о потреби женског самоодређења и одлучују да представљају до тада слабо представљене односе међу женама: сестрама (Милка Гргурова „Двије сестре“, Босанска вила, 13/1898), маћехама и пасторкињама (Косара Цветковић „У двадесет осмој“, Босанска вила, 10/1895), интелек18 Индикативан је пример рада у којем се набрајају књижевнице али се не помиње да су оне биле учитељице. Видети Немањић 1998 : 269. Немањић истиче дискриминацију женске деце, и наглашава како су прве генерације српских високошколованих жена „могле да направе продор једино у поље културе…“ Детаљније о пробоју књижевница видети Tomić 2014а, а о неадекватним нормативистичким тумачењима Tomić 2016. 19 О истоврсној улози књижевница и њиховог развоја у новосадском Женском свету, који је уређивао Аркадије Варађанин, видети Stojaković 2011. 20 Синтагма је преузета из насловне студије Гејл Грин (Green 1991). 21 Поређење прогресивности прозе књижевника и књижевница, анализу типова ликова и односа књижевности реализма и друштвене стварности дато је у Tomić 2014а.
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туалкама-пријатељицама које се међусобно воле и подржавају (Косара Цветковић „У двадесет осмој“, Босанска вила, 10/1895, Даница Бандић „Андрија Плавшић“, Босанска вила 14/1899). Неретко оне промовишу сасвим нове ликове очева, који воле своје кћерке и настоје да их школују (Милка Гргурова „Двије сестре“, Босанска вила 12/1897), или пак очева који превазилазе традиционално наслеђивање заната и насилно наметање професионалног избора својој мушкој деци. Такви очеви, упркос неповољном економском стању у породици, своје синове шаљу у град, на школовање (Даница Бандић „На науке“, Босанска вила 13/1898). Досадашњи представници институционалног јавног знања углавном су прећуткивали или игнорисали књижевне радове жена у Босанској вили и Зори. Нешто више пажње поклонио им је Дејан Ђуричковић али без адекватног приступа. На пример, он уочава „модерне акценте“ у прози Исидоре Секулић и Аделе Милчиновић (Ђуричковић 2006: 36), али из разматрања модерности испушта несвакидашњу форму приче Данице Бандић „Плава трака“ (Босанска вила, 12/1897), којом се ни тада па изгледа ни касније не може баш похвалити неки српски писац. Ту причу Даница Бандић обликује помоћу четири посебне приче коју причају четири различита приповедача а које су обједињене у пету причу једне неименоване а подразумеване ауторке, саме Данице Бандић. На излету, девојка Милица даје предлог књижевницима да свако „у свом правцу“ (290) напише рад о плавој траци коју је она нашла поред једне старе, напуштене куће на путу између Каменице и Петроварадина. Већ у том толерантном приступу ка обједињењу више различитих тачака гледишта на исту тему може се уочити феминистичка подршка плуралној комуникацији разлика, у којој своје пуно значење отеловљује симболика плаве боје, као она која мири супротности и доноси истину. Али, подједнако је важно запазити постављање Миличине улоге у привидно „задњи“ план, премда она иницира ову специфичну књижевну акцију. Јер, Милица је та која бира тему „плаве траке“ или, тачније, она подстиче мушке писце да траже одгонетку на тему која је везана за различита размишљања о судбини једне жене. Плава трака тако најмање фигурише као украсни предмет жене а много више као активирање различитих начина перцепције жене и женске судбине уопште. Свим књижевницима Милица дозвољава слободу изражавања али истовремено она поседује и свест о њиховим различитим књижевним полазиштима, који ће зато „у свом правцу“ открити политичку динамику између својих веровања и предрасуда. Један од писаца старе романтичне школе је Миличин отац, други писац је модерни реалиста (г. Динић), трећи хумориста (г. Марић), а четврти песник (г. Видић), њен вереник. Тако, када се поново окупе за три дана, свако ће прочитати свој рад. Прича у позадини скрива сукоб различитих књижевних стилова тог времена али у први план поставља положај жене. Највише простора дато је прозним писцима, модерном реалисти и хумористи. Помоћу приче модерног реалисте књижевница (можда прва у српскoj прози?) детаљније представља тип Lipar / Journal for Literature, Language, Art and Culture / Year XVIII / Volume 63
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оца алкохоличара који се силеџијски понаша према својој седамнаестогодишњој кћерки Соки, фабричкој радници. Сока је такође и први тип кћерке у српској прози која извршава самоубиство. Њен избор је условљен понашањем различитих мушкараца, њеног насилног оца и ништа мање себичног младића из више класе у којег је заљубљена. Сока у ствари не види излаз из своје ситуације. Њен самодеструктиван чин је у вези са одсуством пријатељских и заштитничких жена, мајке или другарица. Она је у седмој години остала без мајке, а све важне одлуке у њеном животу, које нису могле да је унапреде (да прекине школовање и запосли се у фабрици свиле), донео је њен отац. Тим детаљима Даница Бандић указује на везе економске немоћи младе жене, њеног нижег социјалног статуса и необразовања. Помоћу хумористе књижевница успева да преокрене родни модел понашања и у тадашњој српској прози представи још један, такође редак тип женског лика. То је супруга-горопадница, која мужа испитује о пореклу „плаве траке“, настојећи да му наметне свој ауторитет и контролише његово понашање. Такође је важно уочити умеће књижевнице да током ове сложене приче води сигурне прелазе међу веома различитим лицима, атмосферама и сценографијама. Док Дејан Ђуричковић неупоредиво више истраживачке пажње и текстуалног простора посвећује књижевницима у Босанској вили, прозу књижевница неће адекватно и поуздано представити ни сходно тематици њихових текстова. Тако, Ђуричковић непрецизно везује прозу Данице Бандић и Милке Гргурове за „обичајне и моралне забране“ (Ђуричковић 2006: 45) иако се њихове приче тичу кршења обичајних и моралних забрана. Ако се размотре у ширем контексту тадашње српске прозе, приче Милке Гргурове објављиване у Босанској вили и Зори представљају најрадикалније типове ликова, проблема и решења. Њима зато треба посветити много више стручне пажње него што је то до сада био случај. 22 Ђуричковић, такође, пренаглашава патриотизам прозних писаца у Вили. Док ту тему завршава идејама Јанка Веселиновића које патриотизму „умањују његов значај и актуелност“, Ђуричковић не наводи најрадикалније виђење проблема патриотизма које даје Милка Гргурова у две приче: „Две жене“ (11/1896) и „Циганка“ (15/1900, 1-3).. Интересантно је да обе ове приче потенцирају тесну везу маскулиности, национализма, шовинизма и православне религије. Док у причи „Две жене“ Гргурова ове односе разматра на комичан и сатиричан начин, у другој причи их иницијално обликује трагичним виђењем стварности. Ипак, уместо несрећног завршетка, она бира позитиван и срећан исход судбине једне самосвесне жене Тоде тј. Каре. У обе приче осетна је оштра критика књижевнице, њено противљење патријархалном национализму, националистичком етноцентризму, религиозном национализму, обједињених патријархалним, маскулиним и мизогиним стереоти22 Један такав покушај може се наћи у Томић 2014б.
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пима.23 Када се ово има на уму онда не чуди што је Књижевни одбор Коларчеве задужбине одбио да штампа рукопис прича Милке Гргурове. За Србију тог времена, сасвим сигурно, откривање таквих веза било је недопустиво, а њихово критиковање неодобриво. Док су српски књижевници игнорисали обим и интензитет позитивних женских веза, књижевницама је било важно да овакве нове културне односе уведу у књижевност. И у овом примеру опет се препознаје веза интереса женског рода за унапређење положаја жена у друштву, али и за промену културних перцепција женског рода у друштву. Зато, Косара Цветковић одмах на почетку своје формално веома сложене приче „Стазом без мете“ (12/1899, Зора) наглашава честе сусрете пријатељица и њихово уживање у разговору. Та размена мишљења за њих представља „најслађе душевно задовољство“ (414); оне желе „душевним очима боље да [се] виде“ (Исто). Пријатељице деле своје тајне, али и решавају своје бриге. Присетимо се, књижевници су радије бирали да представе нетрпељивост међу женама (Tomić 2014а). Љубица Томић-Ковач, за разлику од других проучавалаца Зоре, на пример Дејана Ђуричковића, и Станише Тутњевића, једина наводи два важна податка. Прво, да је уредништво Зоре о припреми новог броја оставило напомену којом обавештава да је настојало да уместо божићног броја читаоце обрадује „каквом новошћу“ и приреди издање у коме су „или аутори жене или радови говоре о женама“ (Томић-Ковач 1971: 183). Друго, да је уредништво, тј. највероватније сам Атанасије Шола, писало српским књижевницама, тражећи њихове нове радове: „Осим неких пјесама, сви су ови радови нарочито написани за овај број Зоре те или су им аутори женски или радове говоре о женскима.“ (12/1899, Зора, 429). Ковач, пак, додаје нешто што не пише у Зориној напомени, да су се „српске списатељице одазвале у великом броју“ (Томић-Ковач 1971: 183). Како би се традиција српских књижевница потпуније разумела, било би значајно истражити којим се све књижевницима Шола обратио, колико их се одазвало том приликом и са каквим радовима. На основу тих извора могао би се поузданије оценити и уређивачки критеријум одабира „женских“ радова за специјални број Зоре. Интригантна су још нека питања. На пример, како је Шола знао да дође до књижевница, сам, пратећи њихове радове у Босанској вили, или преко неких (чијих?) веза (можда Јелице Беловић-Бернаџиковске?), с обзиром на то да Милева Симић није објављивала у Босанској вили већ, претежно, у новосадском Јавору. Са тим је у вези и следеће запажање. Ако је из Новог Сада укључена Милева Симић, зашто у „женском броју“ Зоре није укључена цењена проза Драге Гавриловић, која је такође углавном објављивана у новосадским и кикиндским листовима, и која је била школска колегиница Милеве Симић, а живела је недалеко од Данице Бандић. У време када је радила као учитељица у Кикинди 23 Посебна студија би се могла посветити детаљној анализи мреже ових односа у наведеним причама Милке Гругурове. О поменутим категоријама, детаљније видети Nagel 1998: 242-269. Lipar / Journal for Literature, Language, Art and Culture / Year XVIII / Volume 63



305



Светлана Томић



(1888-1921),24 могуће је да је Даница Бандић лично познавала Драгу Гавриловић и читала њене радове. Да ли је Шола ступио у контакт са Драгом Гавриловић? Или је њен рад сматрао превише радикалним за ионако смео покушај Зоре да промовише нови идентитет српских жена у култури? На сличан начин изостаје и исписивање књижевног значаја Драге Гавриловић у Српкињи из 1913., тј. у покушају Јелице БеловићБернаџиковски да окупи све најзначајније жене у српској култури, уметности и науци. Овом питању-проблему треба посветити посебну истраживачку пажњу. У Шолиној необичној уредничкој одлуци, може се запазити и скретање пажње са традиционалног књижевног начина слављења Божића или рођења бого-човека на модерно слављење културе женског ауторства или рођења ауторитета књижевница. И тај детаљ опет сведочи да је Атанасије Шола за разлику од Дучића подржавао „жене од лектире“ и „жене од пера“. Док је Дучића љутило постојање таквих жена, док је он оповргавао вредност њиховог рада, сматрајући да је Зора објављивањем њихових радова то и доказала, Шола је очито сматрао сасвим супротно. Атанасије Шола је и књижевнице и њихов рад „црно на бијело“ признао јавно, он им је посебном пажњом указао добродошлицу, посветивши им цео специјални број. Тиме је, у ствари, Шола показао да подржава нови идентитет жена а Дучићево избивање у иностранству вероватно је доживео као благослов новој, модернијој уредничкој политици Зоре и њеном напреднијем интелектуализму. Од свих овде поменутих проучавалаца једино Тодор Крушевац потврђује значај и допринос Шолиних модернистичких идеја новом уредничком концепту Зоре. Па ипак, Крушевац избегава директна поређења уредничког умећа Шоле и Дучића: „Може се рећи да је [Шола] као познавалац савремених струјања у свету, књижевних, ликовних, позоришних и уопште уметничких, у одабирању прилога за лист успешније деловао од својих претходника“ (Крушевац 1978: 376). Палавестра и Ђуричковић, пак, Шолин уреднички значај сасвим игноришу; они једино Дучићу приписују заслуге за окретање ка модерности и побољшању естетске свести. Са маргине, жене су захваљујући овим ауторкама постале субјекти неких нових прича. Уместо да препозна значај њихове прозе, интерпетатвина норма је радије настојала да их избрише из културног памћења. Овај рад зато настоји да врати културни и интелектуални дуг књижевницама-учитељицама, чији је идентитет увелико утицао да се активира феминистички покрет у Србији и Аустроугарској монархији. У том подухвату, подршка интелектуалаца и интелектуалки из босанскохерцеговачке културе није била без значаја.



24 Наведено према Бошковић 1972: 144.
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Свјетлана Огњеновић1 Универзитет у Источном Сарајеву Филозофски факултет Пале



Одсјек за енглески језик и књижевност



ПРИСТАЈАЊЕ И ПРЕСТУП: ДВИЈЕ ВРСТЕ ПОЛИТИЧНОСТИ



У овом раду покушаћемо показати да је сво позориште у својој основи политичко, с тим што постоје двије врсте политичности – политичност пристајања и политичност разоткривања. Прву врсту одликује (ин)директно репродуковање идеолошких обмана или чак избјегавање очигледно политичких тема, као што је случај са тзв. аполитичним позориштем, док друга врста тежи да лажна неисторијска тумачења замијени интерпретацијама које се заснивају на развојној концепцији људског друштва. Не ради се, дакле, о појавама које се на сцени приказују, већ о имплицитним тумачењима тих појава због чега смо своју пажњу усмјерили углавном на теорију и критику умјетности чији представници, по нашем мишљењу, врше функцију „чувара“ неправедног друштвеног поретка инсистирајући на реакционарној, пасивној, квинслиншкој политичности пристајања. Најчешће су теоретичари и критичари (али и кооптирани умјетници) они који својим стратешким манипулацијама (на примјер, инсистирање на искључиво формалним одликама дјела или замагљивање смисла), одвраћају публику од постављања горућих друштвених питања, те тако и од евентуалног бунта против репресивне, дискриминаторне или освајачке политике доминантног система. Ово се нарочито односи на савремену еру релативизовања истине и постмодернистичких теоријских трендова који се заснивају на негирању спознајне могућности истине уопште. Кључне ријечи: Аристотел, Баркер, драма, Платон, политичност, постмодернизам, театар, теорија.



1. УВОД Појам „политичко позориште“ често има много уже значење од оног које му се придаје у овом раду: за већину људи оно се односи на тзв. љевичарско позориште које се бави темама рата, геноцида, расизма, религије, феминизма, бриге за околину или економским питањима, односно актуелним питањима, централним за дато друштво у датом тренутку, подстичући свијест о узроцима неправде и могућностима друштвене промјене. Међутим, у овом раду покушаћемо показати да је сво позориште у својој основи политичко, с тим што постоје двије врсте политичности – једна се састоји у (ин)директном репродуковању идеолошких обмана или чак избјегавању очигледно политичких тема, као што је случај са тзв. аполитичним позориштем, док другу врсту политичности карактерише ангажовано позориште које тежи да лажна не1 [email protected]  Lipar / Journal for Literature, Language, Art and Culture / Year XVIII / Volume 63
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историјска тумачења замијени интерпретацијама које се заснивају на развојној концепцији људског друштва. Не ради се, дакле, о појавама које се на сцени приказују, већ о имплицитним тумачењима тих појава. Овако широку дефиницију и подјелу политичког позоришта заговара међу савременим писцима Наоми Волис. У чланку, под називом „О писању као преступу“ (“On Writing as Transgression”), ауторка политичност пристајања приписује популарном позоришту које има за циљ да „очува мир“ и рециклира по систем пожељне идеолошке обрасце, док се политичност разоткривања односи на некомерцијално позориште чији је циљ да „прекине мир, раскринка лаж и проговори истину“ (Волис 2008). Циљ сваког писца је, сматра Н. Волис, да преиспита свој однос према системима моћи, те да им се, сходно томе, придружи или супротстави. Под популарним позориштем Н. Волис има на уму кооптирано комерцијално позориште, које под снажним културним и економским притисцима друштва показује тенденцију да угађа онима који омогућавају његов опстанак некритичким односом према овој врсти умјетности и спремношћу да је плате. Одричући се креативности и оригиналне мисли, оваква врста позоришта служи капитализму његовим пратећим појавама, као што су расизам, класна неједнакост, хомофобија и сексизам, с тим што је његова улога у модерном добу да, затрпавајући публику „смећем“ тзв. информација, маргинализује за друштво много ургентније појаве и процесе, као што је питање друштвене неправде, ратова или радиоактивног отпада.2 ” Ефектну реформулацију ове исте широке подјеле политичности налазимо и код америчког позоришног редитеља Питера Селарса. Код њега, популарно позориште Н. Волис налази своју аналогију у синтагми „култура одвраћања пажње“ (“distraction culture”), док је ангажовано политичко позориште вид онога што Селарс назива „културом усредсређивања“ (“the culture of focus”) у којој би људи коначно посветили своје вријеме и пажњу стварима од суштинског значаја (1999). Сличном формулацијом су ове двије врсте позоришта и политичности означили и припадници трупе Субверзивни театар из Бафала, Њујорк, гдје су најефектнији термини естетика (“aesthetics”) и анестезија (“anesthetics”). За разлику од популарног позоришта коме је циљ да дјелује анестетички, естетичко позориште подстиче активну критичку пажњу. Дакле, пошто се политичност, према нашем мишљењу, суштински заснива на лажној или аутентичној интерпретацији приказаних појава на сцени, своју смо пажњу у овом раду усмјерили углавном на теорију и критику умјетности чији представници врше функцију „чувара“ неправедног друштвеног поретка инсистирајући на реакционарној, пасивној, квинслиншкој политичности пристајања. Најчешће су теоретичари и 2 Наоми Волис исправно претпоставља да је већина нас сигурно много боље упозната са љубавним животом холивудских звијезда него питањем количине радиоактивног отпада у првом Заливском рату која износи око 350 тона. Види: N. Wallace, „On Writing as Transgression”, American Theatre. Jan. 08.
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критичари они који, својим стратешким манипулацијама (на примјер, инсистирање на искључиво формалним одликама дјела или замагљивање смисла), одвраћају публику од постављања горућих друштвених питања, те тако и од евентуалног бунта против репресивне, дискриминаторне или освајачке политике доминантног система. Ово се нарочито односи на савремену еру релативизовања истине и постмодернистичких теоријских трендова који се заснивају на негирању спознајне могућности истине уопште. 2. КЛАСИЧНИ МОДЕЛИ ДИСКРЕДИТОВАЊА УМЈЕТНОСТИ Ријеч позориште (грч. theatron) настала је од грчке ријечи „theasthai“ (гледати) због чега позориште, односно, театар етимолошки означава „мјесто на коме се види“. Интересантно је и да ријеч теорија (грч. theroein) има исто поријекло и првобитно је означавала, како нас подсјећа Бертранд Расел (1975: 52), начин виђења: у свом архаичном, орфичком, обједињујућем смислу теорија се односила на страствену, саосјећајну контемплацију живота неодвојиву од моралне свијести и материјалне праксе. Међутим, исти коријен ријечи не гарантује трајно исте циљеве због чега је већ у тзв. златно доба Грчке, задатак умјетника постао да приказује и доводи у питање раскорак између правде и закона патријархалног империјалног полиса који су најславнији теоретичари државе и позоришта настојали да прикрију. Најприје је славни прототеоретичар драме, Платон, нашао за сходно да своју државу, да би била идеална, мора да одбрани од умјетника, а поготову од драмских пјесника. Платонов идеал, да се подсјетимо, био је ригидно стратификована спартанска држава. Да би овакав поредак, заснован на неједнакости, заштитио од евентуалних бунтовника из реда најобесправљеније класе и обезбиједио му трајни опстанак, Платон је смислио лаж и потпомогао је алибијем природе: установљена је хијерархија између три касте, при чему једну чине људи направљени од злата, другу од сребра, а трећу од бронзе. Ова „краљевска“ лаж, тврди Платон, оправдана је јер штити стабилност државе која је за Платона највеће добро. Наспрам те идеолошке, за Платона једине оправдане лажи, налази се неопростива и неприхватљива лаж за коју Платон оптужује умјетнике. Његова миметичка теорија умјетности – као одраз појавне стварности која је и сама инфериорни одраз трансценденталних идеја, умјетност је двоструко удаљена од суштине или праве стварности – послужила је Платону као основа за дискредитовање било којих увида до којих умјетничко дијело може довести: као имитација имитације, умјетност не може да пренесе стварно знање ни истину, те је оно што ми данас зовемо умјетничка фикција за Платона пука лаж. Његова теорија умјетности као божанског надахнућа, наизглед панегирик пјеснику, такође је теоријско оправдање за цензуру умјетLipar / Journal for Literature, Language, Art and Culture / Year XVIII / Volume 63
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ности. Јер, иако може да звучи недосљедно, управо је поријекло умјетности у божанском лудилу оно што (драмску) поезију чини најштетнијом од свих лажи. Иако у Ијону то може звучати као комплимент рапсоду, у Републици видимо да оно што он зове божанско надахнуће јесте заправо дионизијски занос, а са становишта Платонове патријархалне рационалистичке и тоталитарне политике, Дионис је био посљедње божанство чије би надахнуће он сматрао пожељним. Ова врста надахнућа је заразна, јер, будећи потиснута осјећања, ремети психолошке и моралне хијерархије, прво у самом пјеснику, па онда рапсоду, а потом се шири на публику пријетећи да подрије читав кастински систем. Тако се у својој коначној осуди драмских пјесника на крају X књиге Републике, Платон још једном заузима за очување бинарних хијерархија и родних разлика које су основа његове филозофије и политике тврдећи да се драмска поезија, која приказује патње невиних, обраћа најнижем дијелу душе, односно страстима и емоцијама. Умјесто да их исуши, драмско представљање патње их напротив „наводњава“, поништавајући оно што је идеални грађанин грчког полиса до тада научио, а то је да потискује тугу, издржи бол, поднесе несрећу, обузда сажаљење. Напротив, наставља Платон свој аргумент против драме, када у позоришту гледамо људе како плачу и пате, у нама се буди саосјећање: емпатизујемо са ликовима на сцени дијелећи њихов бол. И најбољем од нас, опомиње Платон на крају, може да се деси да не одоли и да, иако смо мушкарци, постанемо расплакане жене. Још горе, неправда коју трагедија осликава може у гледаоцима да изазове гњев, што је за Платона још једна непожељна емоција. Исто важи за смијех који је знак неуглађености и у супротности са разумом. Саосјећање, гњев, смијех: Платон је потпуно у праву, заиста су све ове реакције истински субверзивне, па стога овјенчавши пјеснике ловором, Платон их отпрема из своје идеалне државе (в. Петровић 2009: 12-15). Новине које је увео Аристотел у теоријску расправу о драми – формалистички и жанр приступ – имале су, у крајњој истанци, исти учинак: да осујете политички потенцијал умјетности. Да је његова концепција трагедије прескриптивна и у крајњој линији реакционарна, примјетио је и образложио, између осталих, бразилски редитељ и писац Аугусто Боал. У својој књизи Позориште потлачених (The Theatre of the Opressed) А. Боал назива теорију изложену у Аристотеловој Поетици „принудним системом трагедије“ и описује је као „први, екстремно моћни поетскополитички систем за застрашивање гледалаца и елиминисање лоших или илегалних тенденција публике“ (Боал 2008: 3). У предочавању аргумената против његовог схватања трагедије, А. Боал указује најприје на начин на који Аристотел фалсификује појам правде. Аристотел се у Никомаховој етици залаже за идеју правде и дефинише је у односу према идеји једнакости: праведно је оно што је једнако, а неправедно оно што није једнако. Међутим, Аристотел одређује критеријум једнакости, не према апсолутним моралним принципима, већ постојећој, конкретној 312
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стварности, односно, полазећи од устројства грчког робовласничког и патријархалног полиса као апсолута којим се мјери оно што је праведно. Ово недвосмислено доводи до прихватања већ постојећих неједнакости као „праведних“ што Аристотелу омогућава да одбаци талионски закон: пошто постојећи поредак, гдје су господари супериорнији од својих робова, исто као мушкарци од жена, оличава природно стање ствари, око роба не вриједи колико око господара, нити зуб жене колико зуб мушкарца. Према томе, закључак је да правда није једнакост, већ пропорционалност, а врховно добро и циљ сваког дјеловања своде се на очување постојеће стварности, поштовање закона који штите постојећу стварност, односно репродукују неједнакости (Боал 2008: 21). Кључни Аристотелов појам, који је језгро његове реакционарне теорије, како с правом примјећује Боал, јесте катарза: „Сва јединства трагедије структуирана су око овог концепта. Она је њихов центар, суштина, сврха система трагедије. Нажалост, она је уједно и његов најконтроверзнији концепт“ (23). Ако катарза представља коректив и прочишћење, Боал се оправдано пита: шта је то што катарза коригује, односно прочишћава. Како наводи Аристотел у својој Етици, „нечистоћа“ је нешто што нарушава равнотежу појединца, па самим тим и друштва. То свакако не може бити врлина, а посебно она највећа, праведност. Пошто Аристотел, као и Платон, и сви браниоци система, од грчких до данашњих, инсистирају на лажном идентитету правде и закона, онда је за њега оно што је изван закона неправедно, а нечисто је све оно што је усмјерено против закона. Према томе, када протагонист или гледалац, који се с њим идентификује, изневјери овај основни друштвени принцип – поштовање закона – умјетност трагедије интервенише и исправља ову грешку кроз катарзу. Да би гледалац схватио лекцију приказану у трагедији – да не треба да се супротставља закону – Аристотел је налагао да трагедија мора имати несрећан крај и завршити се катастрофом, како он назива овај крај. Да би дошао до катарзе, нужно је претходно успоставити емпатију: гледалац суосјећа са протагонистом, дијелећи срећу коју му у почетку обезбјеђује његова грешка („hamartia“) да би, када дође до преокрета и грешка призове страшну казну, иницијално сажаљење уступило мјесто страху да би се исто и њему сâмом могло десити. Пошто је доживио катарзу и очистио се и од сажаљења и од страха, атински грађанин коначно може да се врати кући, испражњен од импулса који потенцијално угрожавају поредак. Како закључује Боал „функција овог система је да унизи, умири, задовољи и елиминише све оно што може нарушити равнотежу – све, укључујући и револуционарни импулс за промјеном“ (41).3 3 Аристотеловски принцип трагедије и данас се користи у исту сврху, с тим што је конвенционално позориште углавном замијењено телевизијским сапуницама и западним филмовима ултра забавног карактера. Интересантно је упоредити Аристотелов и Платонов став према емоцији и емпатији: док Платон сматра да саосјећање и страсти морају остати потиснути и у том циљу избацује умјетнике из своје идеалне државе, Аристотел сматра да је политички корисно изложити грађане јаким осјећањима кроз емпатију са трагичним ликовима, само да би та субверзивна Lipar / Journal for Literature, Language, Art and Culture / Year XVIII / Volume 63
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3. „ТРЕБА ГЛЕДАТИ ПАЖЉИВИЈЕ“ Да су теорија и театар, односно умјетник и критичар, остале двије трајно супротстављене категорије или двије активности са опречним циљевима, свједочи, међу многим дјелима која се баве том темом, и драма Призори егзекуције4 (Scenes from an Execution) модерног ангажованог писца Хауарда Баркера (Howard Barker) из 1984. године. Поприште драме је Венецијанска република, још једна империја поносна на своју демократију баш као империјална робовласничка Атина, а историјски догађај, који је повод драми, је битка код Лепанта гдје је Венеција забиљежила велику побједу над Турцима. У фокусу драме је генеза двије слике тог догађаја: једна идеолошка која слави „највећи тријумф“ венецијанске историје, а друга она коју ствара умјетница, сликарка Галаксија, званично унајмљена да, како каже Дужд, увелича побједу и потврди лажне идеолошке принципе на којима почива Република. Галаксија остаје вјерна себи (њено име асоцира на млијеко, али и на посједовање јаког личног тежишта које је чини неосјетљивом на гравитационе силе других сазвијежђа моћи) и свом најдубљем умјетничком импулсу да, као Сократ, буде „бабица која помаже при рођењу истине“. Свјесно ризикујући слободу, Галаксија своју визију побједе код Лепанта приказује на платну дугом више од шездесет квадратних метара гдје „мртви и они на самрти заузимају трећину платна“: Они леже испружени, нагомилани, набацани, преко ивице брода, преко весала, са изразом неподношљивог бола, а посебном техником, њихови удови, негдје припојени, а негдје разједињени са тијелом, непријатно штрче према гледаоцу (Баркер 1984: 66). 5



Приказујући непријатеље као жртве покоља, Галаксија побједу чини прљавом. Она се руководи дубоким унутрашњим поривом за истином „да проговори у име мртвих ... чији гласови дозивају са платна тражећи правду“ (67). Другим ријечима, њен циљ није само да прикаже бол и сажаљење, већ и да установи одговорност и кривицу за злочин. За разлику од Карпете, њеног љубавника, чије слике, најчешће са мотивом Христа међу јагањцима, одишу сажаљењем и праштањем, Галаксија жели да идентификује и оптужи. Из тог разлога, централни дио слике, осјећања у потпуности била елиминисана из цјелокупног психофизиолошког система гледаоца. Управо због овакве злоупотребе, много послије Аристотела, Бертолт Брехт ће се досљедно супротстављати емпатијској концепцији позоришта и инсистирати на објективном, рационалном разумијевању драме. Постбрехтовско позориште, с друге стране, залагаће се за сауживљавање са емоцијама драмских ликова из истих оних разлога из којих је Платон протјерао драмске умјетнике из своје државе. 4 Сви преводи су моји осим ако то није другачије назначено. 5 Инсистирајући на одговорности према мртвима и на критичком приступу рату, као према догађају упереном против човјека и његовог живота, Галаксија осуђује рат посебно садржином своје слике, али и величином платна чија је вриједност у квадратним стопама еквивалентна броју шест-шест-шест или броју Звјери (Сатане).
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доминирајући над призором окрвављених раскомаданих тијела и још увијек живих жртава што вапе за милост, заузима фигура Адмирала. Док јој је позирао, његова сјета и његове префињено извајане шаке, у којима није могла да замисли сабљу, навеле су Галаксију да повјерује да се у суштини ради о сензитивном хомосексуалном баштовану скривеном иза фасаде војног заповједника. Свјесна парадокса Галаксија, у једном тренуку у драми, каже себи „гледала сам, али нисам видјела. Треба гледати пажљивије“. Да гледати није исто што и видјети важан је принцип који Галаксија настоји да пренесе и својој кћерки, опомињући је да видјети значи проникнути привид: „Ако не научиш да видиш, никада нећеш бити ништа више осим сликара драперија“. На завршеном платну, Адмиралове деликатне шаке, завршавају се оштрим савијеним канџама грабљивице, а из очију му избија израз дубоке равнодушности пред сценом људске патње и смрти чији је непосредни узрок. Мотив иза овог ужасног покоља, порука је симболичних канџи и празног погледа Адмираловог, није како тврде Кардинал, Дужд и остали функционери, ни част, ни слава, ни патриотизам, већ похлепа: битка за Лепант била је битка за трговачке путеве кључне за богаћење поморске венецијанске империје, исто као раније за поморску атинску империјалну силу. Прва реакција власти је платоновска – слика треба бити елиминисана (спаљена), а умјетница уклоњена. Међутим, цензура у савременим демократијама функционише на савршенији начин чији је родоначелник Аристотел. Поносни на своју демократију, они се одлучују на потез који ће Републици прибавити додатну рекламу, привид толеранције, а поруци умјетника онемогућити да допре до публике. Дуждове ријечи – „неће бити умјетности ван, већ само унутар Републике“ – вјерно осликавају и актуелни званични третман политичке ангажоване умјетности: умјетници се не хапсе, умјетничка дјела се не спаљују, већ се асимилују и идеолошки кооптирају. Стога Галаксију пуштају из затвора, а умјесто да слику спале, они је излажу, али је, интервенцијом критичара, чине суштински „невидљивом“. У ту задњу сврху, унајмљују Ђину Риверу, која је сензуалиста и критичар, и чији је посао, по њеним сопственим ријечима, да „стеже душник и зауставља израз“ (67). Ривера врло успјешно и зналачки обавља свој посао (једно од значења њеног имена је „велика“). Полазећи од увјерења да „слика није независна, чак ни онда када је то случај са умјетником. Слика се може преправити, чак и када је умјетник потпуно изгубљен“ (84), Ривера саставља критички приказ слике који укључује и индиректна упутства публици како да је посматра. Ривера указује на формалне елементе – композицију, боју, контрасте, перспективу – и, као сваки формалиста, успијева да бескрајним техничким подацима учини гледаоце слијепим на садржај слике и неосјетљивим за његову моћну умјетничку поруку. Снабдјевени каталозима са њеним приказом, посјетиоци изложбе пролазе крај слике задубљени у текст, повремено дижући главу да запазе детаље на које им је скренута пажња, уз повремено мрмљање у знак очигледно неузLipar / Journal for Literature, Language, Art and Culture / Year XVIII / Volume 63
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немиреног одобравања формалног савршенства слике. Срећом, нису сви писмени у Млетачкој републици. Моћ критичара не допире до неписмених и код њих непосредни сусрет са сликом изазива снажну емпатију и просвјетљење. У једном од врхунских момената драме чујемо причу о неписменом посјетиоцу који пролази поред платна осам пута и на крају пада на колена јецајући и гушећи се у сузама. Револтирана Галаксија изговара можда најважније ријечи у драми о разлици између умјетника и критичара оптужујући Риверу да хоће да помири непомирљиве категорије – неправедни систем и умјетника, лаж и истину: Ти си СВОДНИК. Ти си ЛАЖОВ. Пуштена сам због твог ДОДВОРАВАЊА и УВЛАЧЕЊА. Тридесет метара боли ти си ПОЛИЗАЛА ДО НЕПРЕПОЗНАВАЊА. [...] УГАСИЛА МОЈУ ОПАСНОСТ. Ти си БЕСРАМНИ ПОМИРИТЕЉ. Постоје ријечи у овом подмуклом свијету, овом добу лажи, које носе прљавштину и зло, а најгора међу њима је ПОМИРИТЕЉ! Нечиста ријеч! [...] Ти си биједни, добронамјерни, увијек-на-правој-страни, очајни мали интелект! (87-88)



Највеће признање снази њене слике, Галаксији ће дати Дужд, управо онај који је све учинио да та снага не допре до публике. Коментаришући реакцију поменутог посјетиоца, који је измакао интервенцији критичара и слику доживио цијелим бићем, Дужд признаје: „Ја имам такву моћ, али то није та моћ. И ја могу учинити да људи заплачу, али само на справама мучења“ (89). 4. САВРЕМЕНИ ПРИМЈЕРИ ДИСКРЕДИТОВАЊА УМЈЕТНОСТИ Тренд очувања културе „одвраћања пажње“ и несавјесног анестезирања огромног дијела публике нарочито се односи на савремену еру „пост-истине“, како је назива амерички аутор Ралф Киз (Ralph Keyes), и постмодернистичких, неоплатоновских, тумачења стварности као имитације имитације, односно другоразредне копије несазнатљивог и човјеку недостижног оригинала неке неодређене, „праве“ суштине. У том смислу, умјетност треба тумачити и као критику ових манипулаторских трендова који су, након урушавања великих наратива (као што је социјализам), узели коријена у свакодневном друштвеном животу одузимајући људима свако епистемиолошко упориште. Не упуштајући се у расправу о значењу и ширини самог термина „постмодернизам“ који, по ријечима Терија Иглтона (1996: 200) покрива све „од Мадоне до мета-наратива, пост-фордизма до петпарачких прича и због чега му пријети опасност да постане потпуно бесмислен“, потребно је осврнути се на на неке од основних карактеристика овог концепта, које га стављају на страну политичности пристајања. Према 316
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Фредерику Џејмсону, то су анти-модернизам и изједначавање високе са популарном културом. Прва карактеристика – негативан став према модернизму – већ је инкриминирајућа за политичност концепта постмодернизма: пошто је модерна књижевност провокативна, јер преиспитује аутентичност буржоаске стварности подсмијавајући се „пренатрпаним викторијанским собама, викторијанским моралним табуима и конвенцијама углађеног друштва“, како наводи Џејмсон (1998: 18), отуда произилази да је постмодерна књижевност, као реакција на субверзивну модерну, помирљива и у дослуху са актуелним политичким системом. У прилог овој тези иде и друга споменута карактеристика постмодернизма. Наиме, урушавање закона естетике и постојећих (модернистичких) конвенција (високе) културе довело је до експанзије филистарства и кича за што су, наравно, највише заслужни масовни медији и комерцијални аспект потрошачке (постмодернистичке) културе. Заправо, како примјећује Радмила Настић (в. 2002: 12), „свијет масовних медија, рекламе и пропаганде“ постао је нови „божански поредак“ који рекреира вјештачку стварност и поистовјећује се са моћи; он „значи тоталну контролу и манипулацију“ при чему његова моћ завођења има политички карактер: „бескрајна репродукција облика без садржаја је став према животу“. У истом контексту, Лена Петровић закључује да је производња пристанка основни циљ постмодернистичке филозофије и „умјетности“, а „cogito interruptus“ његова главна техника (Петровић 2002: 282). Ова стратегија, коју је оригинално препознао и именовао Умберто Еко, заснива се на намјерном и континуираном прекиду процеса спознаје (и саосјећања), те одузимању значења сваком искуственом доживљају и његовом покушају разумијевања, чије мјесто сада заузима непрекинути низ интелектуалних и естетских игара, а телевизијске слике распарчане стварности постају парадигме par exellence постмодерне умјетности (уп. Петровић 2002: 289). Из овог разлога, формалне одлике постмодернизма (фрагментарност, епизодичност, недовршеност, „пастиш“) често се погрешно тумаче као главни критериј у процјењивању тенденција неког умјетничког дјела. Међутим, када се узме у обзир пишчева намјера односно постави питање „светог грала“, примјећује Л. Петровић („Коме ти служиш?“), онда разлика између постмодернистичког и анти-постмодернистичког дјела (и уопште концепције свијета) постаје више него очигледна. Заправо, ако не служи истини и њеном разоткривању, како је сврху умјетности дефинисао Џозеф Конрад – „да досегне тајно врело узвратних емоција ... и ... учини да осјетиш ... а изнад свега, учини да видиш ... онај трачак истине за коју си заборавио да питаш“ – онда уопште и није ријеч о умјетничком дјелу, што опет значи, да постмодерна књижевност заправо и не постоји“ (наведено у Петровић 2002: 281). Наравно, политичност пристајања и очувања зомбијевске културе без фокуса не односи се само на постмодернистичке теорије, већ и на актуелне академске трендове који се фокусирају на питање идентитета. Lipar / Journal for Literature, Language, Art and Culture / Year XVIII / Volume 63
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Тако у свом тексту под насловом “To create a genuine artistic ‘avantgarde’ means confronting critical historical issues”, амерички политички писац Дејвид Волш указује на немоћ наводно критичких праваца, као што су родне студије, еко-студије, феминизам и постмодернизам у цјелини, да понуде стварно дјелотворни оквир за друштвену промјену све док занемарују историју или одбијају да предмете својих интересовања сагледају у историјском контексту. Споменуте „љевичарске“ преокупације Волш сматра „надменим пренемагањем оних који не припадају најужој скупини 5-6% најбогатијих на свијету“, те, према томе, најгором врстом конформизма и конзерватизма коју врло често карактерише жучно непријатељство према радничкој класи. Истински значајна умјетност, према Волшу (2016: 16), подразумијева критичку процјену која увијек обухвата изучавање друштвено-економских темеља једног друштва и закључује да права умјетност заправо јесте историја. 5. ЗАКЉУЧАК Попут алтернативне историје и алтернативних културних домена, ангажовано позориште и ангажована умјетност уопште дају глас потлаченима објелодањујући њихов ропски статус и вапећи за адекватном друштвеном и моралном правдом. Отуда ову врсту умјетности можемо поистовјетити са љековитом историјом или „видарицом“, како је назива А. Л. Моралес у свом чланку “The Historian as Curandera” (1998), јер се супротставља лажној и идеолошки условљеној званичној историји, односно квази-академским лажним интерпретацијама, и коначно има за циљ да извида трауме друштвено „неупотребљивих“ и „презрених на земљи“ (ово последње је алузија на књигу Франца Фанона са истим називом). Ангажована умјетност је револуционарна и системски непожељна, јер критикује постојеће стање ствари и тежи друштвеној промјени; она је такође бунтован и морално оправдан чин, јер, како каже нобеловац Харолд Пинтер, ова врста умјетности пара „таписерију лажи“ (Пинтер 2005: 3) нудећи заузврат голу истину. Умјетност преступа, ангажује, отрежњује, разоткрива и наоружава, али није пропаганда нити роба на продају; она не убјеђује своје читаоце да мисле на исти начин као њен творац, већ обезбјеђује контекст унутар свог поетског поља у коме је читаоцу препуштено да сâм пронађе свој одговор. По мишљењу Питера Селарса, позоришног редитеља и предавача, умјетност је увијек политична и оптимистична: „[умјетност] алтернативу чини видљивом, изводљивом и апсолутно очаравајућом, примамљивом и неодољивом. Она такође ствара један сигуран простор гдје неслагање и потешкоће не морају резултирати насиљем и гдје достојанствени одрасли заједно раде на рјешавању проблема. То је оно што представља умјетност [...] она показује шта значи бити креативан са рјешењима, а не враћати се
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стално истим старим отрцаним клишеима; она заправо показује нове алтернативе“ (Серинус 2011). Отуда, можемо закључити да је прави театар увијек театар преступа, како га назива Наоми Волис, док се насупрот њему налазе кооптиране идеолошке алатке (комерцијално позориште, критика, теорија) чији је циљ очување постојећег стања. У том смислу, истински политички театар преступа не само у односу према друштву, односно позоришту и његовим застарјелим конвенцијама (нарочито античким), већ и према јаству, индоктринираном и наученом да усваја системске обрасце и прописане догме. Овај вид театра представља глас опозиције и бунта против незадовољавајућег стања ствари или прелаз из стања ума у коме смо „усхићени“ у стање ума у коме се питамо (from the “wow” state of mind to a “how” state of mind) (Волис 2008). Потпуно опречно у односу на прослављене, али како смо видјели, контроверзне теорије Платона и Аристотела (као и постмодернистичке теоретичаре који су дошли након њих), истински умјетници и оригинални творци аутентичних дјела имагинације по својој природи су револуционарни и противни сваком виду друштвене неправде. За разлику од чувара система у и изван академског свијета, прави умјетници могу се назвати непријатељима система, јер су посвећени раскринкавању и деконструисању свих идеолошких обмана, односно, како наводи Наоми Волис, ексхумацији „лешева“ који се налазе „испод отпада популарне политичке [и академске] реторике“ (исто).
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Јована С. Павићевић1 Универзитет у Крагујевцу Филолошко-уметнички факултет Катедра за англистику2



У ПОТРАЗИ ЗА ТИШИНОМ У ПОЗОРИШТУ3



Рад има за циљ да на примеру драмских и позоришних пракси, почев од Мориса Метерлинка, преко Ибзена, Стриндберга, Бекета, Пинтера, до савремених британских аутора, утврди на који начин су се драмски писци и позоришни редитељи служили тишином и каква је њена улога у процесу разумевања драмског и сценског текста. Кључне речи: тишина, пауза, откуцај, статичност, „други дијалог“, извођење



Позоришна критичарка Лин Гарднер у чланку који је објављен у Гардијану 3. јуна 2010. године на примеру неколико британских представа истиче два облика тишине значајна за интерпретацију позоришног догађаја: тишину као средство која је део самог извођења и тишину као реакцију публике која се може приметити током извођења или која влада у кратком интервалу између завршетка представе и оглашавања аплауза. Успут спомиње још једну, ону неугодну и тескобну када глумац заборави речи текста, али то није предмет њеног чланка, као што није предмет ни пинтерескна пауза, средство које сматра прецењеним и дотрајалим (Гарднер, 2010). Критичарку је на размишљање о тишини навео један тренутак4 из представе Када се хиљаду звезда распршти на небу (A Thousand Stars Explode in the Sky)5 који је Мајкл Билингтон забележио на следећи начин: седамдесетједногодишња мајка у потпуној



1 [email protected] 2 Рад је део истраживања која се изводе на пројекту Друштвене кризе и савремена српска књижевност и култура: национални, регионални, европски и глобални оквир (бр. 178018), који финансира Министарство просвете и науке Републике Србије 3 Верзија овог рада је изложена под насловом „Звук и моћ тишине у драмској и позоришној уметности“ на XI међународном научном скупу Српски језик, књижевност, уметност који је одржан на Филолошко-уметничком факултету у Крагујевцу 28–29. октобра 2016. године. 4 “But there was one scene during which it felt as if the entire audience was holding its breath: the extraordinary moment when an elderly mother washes – in real time – a dying son’s cancer-ravaged body.” (Гарднер, 2010) 5 Представа је премијерно изведена у лондонском позоришту Лирик Хемерсмит (Lyric Hammersmith) 7. маја 2010. године по истоименом тексту насталом у сарадњи три аутора, Дејвида Елдриџа, Сајмона Стивенса и Роберта Холмана. Lipar / Journal for Literature, Language, Art and Culture / Year XVIII / Volume 63
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тишини на сцени купа сина оболелог од рака док он стоји у кориту6. Док је у Билингтоновом приказу ова сцена споменута као најупечатљивији део целокупне породичне саге која се одвија пред публиком, Лин Гарднер додаје коментар који се на први поглед може учинити парадоксалним: „ништа посебно се не догађа, а публика је ипак потпуно обузета да се тај тренутак чини готово светим7.“ Гарднерова овим коментаром вешто сугерише да сценски језик поседује средства која пркосе уверењу да позориштем искључиво влада реч/текст и да управо таква средства доприносе природи позоришта коју Роналд Харвуд (1998: 15) у уводном поглављу студије Цео свет је позорница поистовећује са магијом: Позориште може да буде контроверзно или да потврђује, субверзивно или конзервативно, да забавља или просветљује: ако му се хоће, може да буде све то, и више. Може да засени и око и ухо, и држи публику као приковану. Што је још важније, у стварању те нарочите атмосфере оно је у стању да изазове дубоке, подсвесне емоције, и да отелотвори оне енергије и снаге у људском уму које и појединце и друштво доводе у велика искушења.



Авангардне тежње и експериментални захвати у првој половини 20. века су допринели да се позоришна представа осмотри као сложени уметнички догађај чије је значење условљено и другим, нелитерарним и невербалним, елементима попут сценског простора, сценографије, музике, осветљења, покрета, глумца, и публике, који чине скуп/тоталитет знакова, то јест „текст“ који се може тумачити8. Сходно чињеници да и тишина (у тексту и на позорници) добија на значају крајем 19. века упоредо са развојем потребе за мизансценом (Павис 1999: 336), намеће се и питање да ли и у којој мери тишина у позоришту 20. века заслужује статус елемента који води у срце Харвудове мистерије. „Тишину је тешко дефинисати апсолутно, јер представља одсуство буке“9 је теза коју Патрис Павис у Речнику позоришта (исто) узима за сам почетак разматрања те одреднице. Из наведене тезе, као и из поступка којим се Павис служи у наставку, можемо закључити да тишину примећујемо тек у односу на нешто друго, а у зависности од тога како одређујемо то друго – да ли је у питању бука, интензиван, па чак и непријатан звук, сметња, шум или звук уопште (енг. noise) – тишина може имати различите ефекте и значења. Тишина је утолико значајнија, наставља Павис (исто), јер је такво одсуство [буке/звука] ретко, чак и немогуће. Иако се Павис нигде не позива на Џона Кејџа, 6 „In one stunning scene, worthy of DH Lawrence, William’s 71-year-old mother washes every inch of his pain-racked body as he stands naked in a tin bath.“ (Билингтон, 2010) 7 “Nothing much is happening, and yet the audience is entirely gripped; it feels like a sacred moment.” (Гарднер, 2010) 8 Разумевању комплексности таквог позоришног језика су допринели увиди чланова прашке лингвистичке школе (Хонзл, четрдесетих година 20. века), Ролана Барта, Умберта Ека, Марвина Карлсона, Патриса Пависа и Мартина Еслина. 9 “Silence is difficult to define absolutely, as it is the absence of noise.” (Павис 1999: 336)
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више је него очигледно да се наведена одређења тишине заснивају на увидима до којих је дошао амерички авангардни композитор. Кејџово усмено излагање на почетку каријере, 1937. године, које се сматра његовим најпознатијим манифестом (“The Future of Music: Credo”), тиче се будућности музике у контексту онога што је, како је тада веровао, супротност тишини: Где год да се налазимо, оно што чујемо је претежно бука. Када је игноришемо, она нас омета. Када је слушамо, она нас фасцинира. (Кејџ 2011: 3)10



Водећи се мишљењем да је тишина без звука, а да је звук свеприсутан, Кејџ указује на могућност стварања музике из сукоба који настаје између буке и такозваних музичких звукова (исто: 4). У складу са тим, он долази на идеју да изолује амбијенталне и спонтане звукове у виду музичке композиције. Из те експерименталне потребе да покаже да звуци, који се обично не опажају као уметнички, могу постати део уметности (Ген 2010: 20) јавља се интересовање за тишину која постаје оквир за опажање неуобичајеног. Од пресудног значаја за постизање тог циља, од тренутка када је први пут споменуо могућност да од тишине створи комад 1948. године, до 1952. године када је изведен под називом 4ʼ33” (Четири минуте и тридесет три секунде), је Кејџов сусрет са анехоичном просторијом на Харварду 1951. или 1952. године када и открива да не постоји потпуна тишина11 супротна звуку, већ да је она неопходан коегзистент звука (Кејџ 2011: 63). Композиција 4ʼ33” је изискивала извођење које је ишло насупрот свему што се очекивало од једног концертног пијанисте. Дејвид Тјудор је 29. августа 1952. године изашао на сцену, на самом почетку затворио поклопац клавијатуре, упалио штоперицу, и након четири минута и тридесет три секунде отворио поклопац и поклонио се публици.12 Тај неконвенционални музички гест је тумачен на различите начине, као обмана, најобичнија будалаштина, вређање, провокација, „мисаони експеримент“ који говори о музици самој (в. Ген 2010: 11–20) јер је публика, како је Кејџ касније описао (в. исто: 11), мислила да је чула потпуну тишину. Из овога можемо видети да је тишина протумачена искључиво као недостатак организованог звука уз помоћ предмета који је за то намењен и који се налазио на сцени иако су током извођења били присутни други звуци попут ветра и кише (исто: 3–4). Значај Кејџове композиције за тумачење и разумевање тишине у уметности постаје очигледан тек у контексту његових каснијих остварења из шездесетих година која показују зближавање 10 “Wherever we are, what we hear is mostly noise. When we ignore it, it disturbs us. When we listen to it, we find it fascinating.” 11 Кејџ је у соби чуо два звука од којих је један, како су му касније објаснили, представљао рад његовог нервног система, а други циркулацију његове крви (в. Ген 2010: 16). 12 Пијаниста је имао задатак да спуштањем и отварањем поклопца клавијатуре назначи почетак и крај краћих секвенци „тишине“ – прве у трајању од три минута, друге у трајању од два минута и двадесет три секунде и треће у трајању од једног минута и четрдесет секунди. Lipar / Journal for Literature, Language, Art and Culture / Year XVIII / Volume 63
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овог композитора са позориштем и све већу заокупљеност односом извођач–публика. Кејџови експерименти су тишину учинили чујном (Фишер-Лихте 2009: 221), а из његове намере да звук изоштри тишином у једном тренутку пажње (отуда и трајање композиције од неколико минута) како би подстакао публику на то да постане свесна чињенице да је сваки звук музика (Ген 2010: 11) постаје јасно да публика има активно учешће у креирању значења и да тишина није само део трајања, већ да у уметности увек захтева интерпретацију (Кејџ 2011: 189). У позоришној терминологији тишина се идентификује као привремени прекид говора, то јест као пауза која је елемент динамике или темпа извођења позоришне представе (Здравковић 2013: 151) и у том смислу представља кључну компоненту у појачавању сценског израза – глумчевог гласа и геста (в. Павис 1999: 336). За разлику од тишине као специфичности сценског израза за коју су одговорни глумац и редитељ, драматургија тишине, под којом Павис (исто) подразумева специфичан начин на који се један драмски писац служи тишинама како би постигао одређени ефекат, се појављује крајем 19. века упоредо са развојем и унапређењем концепта извођења. Улога тишине се мења на прелазу два века, када услед преплитања натурализма и других драмских и позоришних сензибилитета долази до постепеног урушавања традиционалног схватања свих конститутивних елемената драмског текста. Док је у традиционалној драматургији тишина имала статус помоћника у говору (Кунц, Рикнер 2009: 190), модерна и савремена драма, уз помоћ, Золе, Ибзена, Стриндберга, Метерлинка, Чехова, Бекета и Хандкеа, ослобађају тишину таквог статуса јер се код њих она јавља „као снага кадра да уздрма механизам дијалога“ (исто). Мориса Метерлинка, трагичног творца нових страхова и сажаљења које изражава искључиво путем тишине, Алфред Жари (1975: 81) сматра заслужним за рођење једног апстрактног позоришта у којем публика може да чита без преводилачког напора. Најзначајнији представник симболистичке драматургије је тежио да „изрази неизразиво“, оно застрашујуће непознато и наговести трагично потпуном неактивношћу и тишином (Метерлинк 1975: 94). Уместо категорије радње, Метерлинк поставља категорију ситуације за темељ драме: било је тренутака када ми се чинило да један старац који седи у фотељи, ишчекујући под светлошћу лампе [...] у ствари живи пунијим животом, људскијим и свеопштијим него љубавник који дави своју љубавницу, капетан који односи победу или ‘муж који брани своју част’. (цитирано у: Лоско 2009: 176)



Старац из наведеног цитата је средишњи лик у Метерлинковој раној драми из 1890. године Незвани гост (The Intruder), која као и драма Унутрашњост (The Interior) из 1894. године, најбоље илуструје оно што је аутор поставио као задатак драме, а то је „да се иза свакодневних дијалога разума и осећања ослушне свечан и бескрајан дијалог душе с 324
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њеном судбином“ (Метерлинк 1975: 89). Ишчекивање, неизвесност и смрт чине темељну ситуацију ових комада, али их Метерлинк обрађује из различитих перспектива. У Незваном госту видимо чланове једне породице како, окупљени уз светлост лампе, расправљају о неизвесној судбини Старчеве ћерке/Очеве жене која није присутна. Болест, која је наступила изненада након што је на свет донела дете које још ниједном није заплакало, је породични дом претворила у право заточеништво. Страх и неизвесност Метерлинк у овом комаду представља изнутра – осећамо их унутар породице у једном скученом простору иако је надолазећа претња наговештена мртвом тишином у спољашњем свету: славуји су изненада утихнули, лабудови се преплашили, а рибе зарониле (Метерлинк 2011: 151). Светлост почиње постепено да слаби све до потпуног мрака, мртву тишину пресеца прво звук косе, затим звук корака и напослетку језиви крик детета након којег стиже и вест о смрти жене. Две тишине у драми, мртва тишина у спољашњем свету и тишина унутар породице, су у обрнуто пропорционалном односу – постепено приближавање трагичном крају је градацијски наговештено прво на амбијенталном плану путем светла и звукова који ремете тишину која је наступила у спољашњем свету, док се на плану дијалога уочава све чешћа и израженија тишина између реплика. У Унутрашњости такође видимо два света, један који је изолован у виду таблоа – породица коју чине неми ликови окупљени уз светлост лампе, и други представљен кроз Старца који чека у врту прави тренутак да породици саопшти да им је ћерка настрадала. Чекање се продужава јер се Старац ужасава помисли на тишину која ће настати када породици саопшти трагичну вест и управо то чекање омогућава драмску ситуацију: фокусирање на један породични свет који се визуелно намеће као изолован од сваке опасности (Метерлинк 1915: 73) из перспективе некога који поседује сазнање које ће тај свет нарушити (78). Динамичност драме проистиче из „напетости између физичке непомичности лица“ (Лоско 2009: 176) – чланова породице и Старца – и „психичке покретљивости“ (исто) Старца. Иако Метерлинк касније не инсистира на концепту статичне драме као облику класификације драмског дела (Кларк 1918: 411), принципи који у основи чине његове статичне драме као што су паралисање спољашње радње, потреба да се што дубље зађе у људску свест и не-акција и статичност, препознају се у делима Јејтса и Стриндберга (Брант 1998: 115), Бекета и Пинтера. Метерлинк је инспирацију за унутрашњи свет где се налази право значење егзистенције и судбине пронашао у Ибзеновим каснијим драмама као што су Градитељ Сулнес (1892) и Кад се ми мртви пробудимо (1900) у којима је уочио појављивање „другог дијалога“ (“dialogue of the second degree”), наспрам конверзације, којим ликови саопштавају свој унутрашњи (неизрециви) свет (Шепард-Бар 2016: 21). У делима Ибзена, Стриндберга и Чехова, који стварају на раскршћу натурализма и симболизма, приметни су другачији токови у оквиру натуралистичLipar / Journal for Literature, Language, Art and Culture / Year XVIII / Volume 63
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ких конвенција који су отклонили извесна ограничења Золине формуле за „постизање тачне анализе“ из нечег објективно датог. Насупрот пасивној репродукцији површинске стварности ови аутори све више теже приказивању сложених душевних стања за које натуралистичка техника и није била довољно танана (Лукач 1978: 365). Код ових аутора тишина постаје место пређуткиваних страхова, неадекватности, кризе, непотпуности, претње, неукорењености и неизвесности које иде против говора ликова. Дуге тишине и паузе у Стриндберговим каснијим драмама су постављене као контрапункт говору и посебно доприносе ефекту сновиђења (Стајан1989: 4) и кошмара који постаје обележје експресионистичких комада. Овај модел драмске комуникације Павис (1999: 337) сврстава у психолошку тишину потиснутих речи, то јест у драматургију тишине „која се може дешифровати“: лик одбија да открије нешто и драма се заснива на дихотомији неизговорено/оно што се може дешифровати: ‘значење’ текста представља вештину успостављања опозиције између изговореног и неизговореног. (исто) 13



Ибзенови и Стриндбергови, а нарочито Чеховљеви комади у којима ликови понекад одају утисак да воде монологе, ремете дијалектичку природу драмске форме засновану на експозицији, дијалогу, конфликту и разрешењу (Леман 2006: 39). Таква драмска парадигма, са својим конфликтима и разрешењима, представљала је модел за жељени, замишљени или обећани развој историје који је уздрман Другим светским ратом, Холокаустом и Хирошимом. Самим тим, аутори и уметници, као што су Бекет, Кантор и Хајнер Милер, више нису посматрали свет као заокружен космос који се може тумачити нити изразити кроз драмску форму. Јонескове, Бекетове и Пинтерове драме посебно потврђују да је реч изгубила моћ у комуницирању не зато што је изгубила смисао, већ зато што је „свет именован тим речима изгубио смисао“ (Селенић 1965: 130). Бекетово стваралаштво је обележено игром између статичности/ тишине и прекомерне употребе језика: од Лакијеве афазије до вербализма током Владимировог и Естрагоновог чекања, преко општег мртвила и непомичности у Крају партије, до бујице речи у комаду Не ја (Not I, 1972). Селенић (исто: 132) је истакао да се значење авангардних трагикомедија не састоји у изреченоме, већ у паузама, недореченостима, асоцијацијама које изазивају одређене језичке структуре, музичка вредност употребљених речи и еуфонички квалитет. У тексту „Три дијалога са Жоржом Дитуијем“, Бекет као да сумира сопствене драмске подухвате описујући како су сликари, као Матис, учинили револуционарни корак тиме што су се окренули од вероватног и лако изводљивог представљања. Ти уметници су преферирали израз да „не постоји ништа што 13 “It is fairly clear that the character is refusing to reveal something, and the play is based on the unspoken/decipherable dichotomy: the ‘meaning’ of the text is knowing how to set up the opposition between spoken and unspoken.” (Павис 1999: 337)
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се може изразити, ништа чиме би се могло изразити, да не постоје моћ нити жеља да се изрази упоредо са обавезом да се то изрази“ (Бекет 1983: 103). Тишину којом се служи Бекет (као и Пинтер) Павис (1999: 337) сврстава у „метафизичку тишину“ која се не може свести на речи јер је узрокована урођеном неспособношћу да се комуницира тако да Бекету једино преостаје да се игра речима и да их кроз ту игру (ток свести, елипса, понављање који се граниче са заумом) доведе у везу са стварима. Надограђујући Метерлинков појам тишине и статичности, Бекетово стваралаштво представља прекретницу за даљи развој драмске и позоришне уметности јер показује како се аутор служи „тишином против дијалога али и са дијалогом којег треба спасти од опасности брбљања“ (Саразак: 193). То више није литерарно позориште, иако се заснива на тексту, већ позориште говора које показује да некохерентност, таутологија и несувислост могу бити подједнако драмски и да се значајан аспект драме не састоји у томе шта изговорено значи, већ шта се тиме чини што ће се посебно искристалисати у Пинтеровим драмским остварењима (Еслин 1973: 204–205). Харолд Пинтер је сврстан у значајне представнике театра апсурда, уз Бекета, Адамова, Јонеска, Женеа и Олбија и проглашен најуспелијим драмским писцем британског „новог таласа“ након 1956. године (Еслин 1982: 7). Међутим, Пинтер на почетку своје каријере није наишао на разумевање Џорџа Девина, тадашњег уметничког директора лондонског позоришта Ројал Корт, којем је 1958. године доставио своја два текста под називом Соба (The Room) и Лифт за кухињу (The Dumb Waiter). Иако се Девин дивио Бекетовим драмама и био заслужан за то што се театар апсурда пробио у британско позориште, он није пронашао начин да Пинтерове скечеве укључи у програм позоришта пошто припадају „театру тишине“ (Литл, Меклофлин 2007: 64)14. Соба је изведена 1960. године у лондонском позоришту Хемпстед (Hampstead Theatre Club) и по много чему је заслужна за увођење придева пинтеријански или пинтерескни (енг. pinteresque) како би се означио целокупан Пинтеров стил. Типична пинтеријанска ситуација се налази измећу натуралистички обојене драме кухињског сливника и бекетовског театра апсурда – она пре свега подразумева собу, изолован свет ликова који 14 Пинтер је у једном другом смислу заиста припадао театру тишине када је у питању позориште које је важило за „центар авангарде“ и експерименталних подухвата – Соба и Лифт за кухињу су у Ројал Корту изведене 1960. године (тек након што су се друга позоришта прихватила ризика да их поставе), а његове друге драме тек након тридесет година (једночинка Нови светски поредак, 1991. и Пепео пепелу 1996. године). Један од начина да се ово позориште одужи Бекету па и Пинтеру, чије су поетике, према мишљењу многих теоретичара и критичара, извршиле највећи утицај на развој британског позоришта јесте постављање Бекетовог комада Последња Крапова трака са Харолдом Пинтером у главној улози 2006. године у оквиру обележавања педeсетогодишњице постојања Ројал Корта и стогодишњице Бекетовог рођења. То је уједно била и последња Пинтерова улога у његовој глумачкој каријери тако да је скоро немогуће утврдити ко проговара из последње реплике, Крап или Пинтер: „Овде завршавам свој снимак. Можда су моје најлепше године већ прошле. Можда још постоји могућност да будем срећан. Али ја не желим срећу. Нарочито сада када у себи осећам ову ватру. Не, не желим. Крап остаје непомичан и гледа испред себе у празно. Трака продужава да се обрће у тишини.“ Lipar / Journal for Literature, Language, Art and Culture / Year XVIII / Volume 63
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се боре за територијалну и психолошку превласт која се увек изнова ремети уласком спољашњег света од којег ликови зазиру и страхују, а наглашена је сведеним, често поетским језиком који је пунктиран семантичким тишинама и паузама. Живот на површини је реалистички представљен, док су преплитања испод те препознатљиве површине неразговетна као и мотиви самих ликова (Беркман 1971: 25). Пинтер вештом употребом језика непрестано преплиће социјалне (експлицитне) и психолошке (имплицитне) поруке и на тај начин успева да евоцира и оно што се налази испод структуре веродостојно представљене површинске стварности. Добро познавање техника позоришног заната, које је стекао као глумац у репертоарским позориштима, је Пинтеру омогућило да пише драмске текстове у којима се препознаје прецизна визија сценског језика и тиме стекне статус господара уметности „драмског одмеравања“ која је у изврсном познавању ритма и темпа, како у писању тако и у добром планирању реплика, што са најфинијим коришћењем пауза и убрзањем говора може да обезбеди максималну снагу епиграма или драматуршки важне реплике. То је уметност одмеравања секунди ишчекивања, што доприноси да очекивање публике достигне врхунац пре него што се реченица заврши онако како се најмање очекује. (Еслин 1982: 8)



Режирајући Пинтерову драму Повратак (The Homecoming) 1965. године, Питер Хол уочава да Пинтерова прецизност превазилази сам језик и стога одлучује да одржи посебну пробу како би дефинисао „застоје“ између реплика. Из те пробе су произашле и следеће дефиниције које се показују значајним за проучавање многих савремених драмских текстова: тишина је најдужи прекид након које се може уочити да је стање лика измењено у односу на ситуацију која претходи тишини, пауза представља кризну ситуацију која је испуњена недореченошћу, а она најкраћа која се означава трима тачкама (...) представља једноставно оклевање15 (Билингтон 2007: 176). Џон Керд (2010: 512) у речнику позоришних вештина (Theatre Craft: A Director’s Practical Companion from A to Z) додаје да моменат без речи не сме бити празан већ испуњен мислима и осећањима којима ће се подупрети текст који претходи и који долази након паузе. На тај начин тишине и паузе постају семантичке категорије, средство којим се преносе аспекти текста за чије изражавање нису довољне само речи. Овај аутор такође прави разлику и по дужини трајања у односу на паузу па се тако тишином сматра нешто дужа пауза од уобичајене, а откуцајем краћа пауза од уобичајене (исто). Откуцај (beat) јесте веома кратка пауза налик музичкој, само моменат тишине и моменат размишљања (106). Енглеска реч може имати зна15 “The longest break is marked silence: the character comes out of it in a different state to when he or she began it; the next is marked pause, which is a crisis point, filled with the unsaid; and the shortest is marked with three dots, which is a plain hesitation.” (Билингтон 2007: 176)



328



Липар / Часопис за књижевност, језик, уметност и културу / Година XVIII / Број 63



У ПОТРАЗИ ЗА ТИШИНОМ У ПОЗОРИШТУ



чење пулсације, откуцаја, одмереног низања ритмичких јединица, „метричког акцента“, темпа и временске поделе у музици. Откуцаји и битови постају посебна одлика текстова које је немачки театролог Ханс Тис-Леман објединио парадигмом постдрамски или не-више драмски текстови. Парадигма „постдрамско позориште“ почива на увиду, који је већ деценијама пре Леманове студије прожимао теорију извођачких уметности, да се у теорији и позоришној пракси у првој половини 20. века акценат помера са текста на извођење.16 Раније споменут „други дијалог“, који Метерлинк открива у Ибзеновим драмама, и даље постоји и у савременим текстовима, али више није ограничен само на то да изрази „неизрециво“, већ обухвата псеудоконверзацију и монтажни поступак који се односи на понављање/варијације и укидање интерпункције, хронологије, места (Саразак 2009: 31), па и ликова у традиционалном смислу. Укидање ликова је типично за неколико савремених текстова које Вилијам Грубер (2010: 15) сврстава у „позориште одсуства“ јер је радња организована око лица која нису присутна. Најпознатији пример те поетике изостављања је Бекетов комад Чекајући Годоа, а поред тога и Ситнице (Trifles, 1916) Сузан Гласпел и Насртаји на њен живот (Attempts on her Life, 1997) Мартина Кримпа. У овим комадима сценско извођење не представља отеловљење одсутне реалности, већ знак онога што је немогуће представити (исто). Монтажни поступци су карактеристични за савремену ауторку Керол Черчил која у напоменама својих текстова даје детаљна упутства за изговарање реплика. Објашњења обухватају и примере из којих се види да је акценат на говору, ритму и начинима на које се конверзација прекида, поново успоставља, надовезује и преклапа. Оваква вербална техника показује да Черчилова ствара превасходно сценски текст. Стваралаштво још једне британске ауторке, Саре Кејн, представља добар пример за анализу начина на који се тишине и паузе могу организовати и наговестити на графичком плану текста. Свим драмама (Разнесени, 1995; Федрина љубав, 1996; Очишћени, 1998; и Жудња, 1998) осим Психозе у 4:48 Кејнова пре самог почетка додаје белешку у којој су дате прецизне инструкције за тумачење и изговарање у складу са интерпункцијом и додацима који формално не чине дијалог. Као и многи други аутори, Кејнова је овај вид нотације усвојила под утицајем Керол Черчил, али за разлику од Черчилове не наводи примере из самог текста који би показали како инструкције функционишу у пракси. Интерпункција у тексту 16 У посебном поглављу Леман посвећује пажњу предисторији развоја концепата кроз авангардне праксе који се показују кључним за постдрамско позориште. Модел позоришта текста или аутора указује на јединство позоришне и драмске уметности у смислу једног заједничког циља: извођење је подређено тексту и има задатак да га илуструје и пренесе публици. Са авангардним праксама се урушава ауторитет аутора и текста, што не значи нестајање или безначајност текста, не би ли се пронашли адекватнији начини његовог изражавања, а не декламовања. Даља експериментисања која су стављала акценат на сценски језик су се у великој мери одразила и на драмску уметност. Тако данас често у теорији драме и позоришта, поред категорије „драма“, наилазимо и на категорије „текста“, и то од текста писаног за позориште до текста извођења, и „материјала“. Lipar / Journal for Literature, Language, Art and Culture / Year XVIII / Volume 63
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не указује на формирање исказа у складу са граматичким правилима већ има функцију да истакне начин изговарања текста (Кејн 2001: 2).17 Ово је први у низу примера који показује да и ова ауторка ствара текст са прецизном визијом његове сценске реализације, наиме да се од традиционално драмског приближава сценском тексту. Косом цртом „/“ се означава место прекида у репликама које се преклапају (исто).18 Означавање преклапања посебно доприноси стварању динамичног дијалога, живости разговорног за разлику од типично драмског и декламаторног. Иако се у тексту уочавају преклапања у репликама она нису назначена, као што је наведено, косом цртом већ повлаком „–“ која врло често упућује и само на застајкивање и паузе у говору. Као што Леман (2006: 16) наводи, позориште као процес, дисконтинуитет, естетика фрагмената, хетерогеност, нетекстуалност, плурализам, текст као материјал, неоекспресионистички елементи, празан простор и тишина чине постмодерну реторику и део су постдрамског позоришта, али исто тако се проналазе и у драмским моделима, а то да ли ће се стилистички моменат тумачити у контексту драмске или постдрамске естетике зависи од консталације наведених одлика (исто: 24-25). Тишина, било да је у драмским текстовима назначена речима тишина, пауза и откуцај или интерпункцијским знацима, или да представља присуство одсуства и статичност, претњу и неизвесност, да само задаје ритам, појачава напетост, припрема на одређени ефекат или омогућава простор за размишљање, може се сматрати битним предусловом настајања сценског текста који је плод драмског писца чије писање одликује иманентна театралност која се више не односи само на извођачки потенцијал садржан у тексту, већ се схвата и као средство које подстиче публику да посматра себе као субјекта који опажа, стиче знање и делом ствара предмет спознаје (Јирс-Манби 2006: 6).



Литература Бекет 1983: S. Beckett, Proust and Three Dialogues, New York: Grove Press. Беркман 1971: K. H. Burkman, The Dramatic World of Harold Pinter: Its Basis in Ritual, Ohio: Ohio State University Press. Билингтон 2007: M. Billington, Harold Pinter, London: Faber and Faber. Билингтон 2010: M. Billington, “A Thousand Stars Explode in the Sky”, The Guardian (May 13, 2010) https://www.theguardian.com/stage/2010/may/13/thousand-starsexplode-in-sky; приступљено 10. јула 2011. Брант 1998: George W. Brandt, “Maurice Maeterlinck”, Modern Theories of Drama, ed. by George W. Brandt, Oxford: Clarendon Press, p. 115.



17 “Punctuation is used to indicate delivery, not to conform to the rules of grammar.” (Кејн 2001: 2) 18 “A stroke (/) marks the point of interruption in overlapping dialogue.” (Кејн 2001: 2)
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Стајан 1989: J. L. Styan, Modern drama in theory and practice: Expressionism and epic theatre, Cambridge: Cambridge University Press. Фишер-Лихте 2009: E. Fischer-Lichte, Estetika performativne umjetnosti, prevod Sulejman Bosto, Sarajevo, Zagreb: Šahinpašić. Харвуд 1998: R. Harvud, Istorija pozorišta: Ceo svet je pozornica, preveo Đorđe Krivokapić, Beograd: Clio. Шепард-Бар 2016: K. Shepherd-Barr, Modern Drama: A Very Short Introduction, Oxford: Oxford University Press. Jovana S. Pavićević / IN SEARCH OF SILENCE IN THEATRE Summary / The paper seeks to explore the value of silence in theatre and the language of silence, pause and “second degree dialogue” in the works of Maeterlinck, Ibsen, Strindberg, Beckett, Pinter, Caryl Churchill and Sarah Kane. Key words: silence, pause, beat, stasis, “dialogue of the second degree”, performance Примљен: 15. маја 2017. Прихваћен за штампу јуна 2017.
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Излагање на конференцији: “The Middle East Refugee Crisis and the Foundations of Solidarity”, Crossing Borders Conference, Mitilini, Greece, 10. 07. 2016.
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Ментор при изради прве докторске дисертације одбрањене на Kатедри за aнглистику Универзитета у Крагујевцу: др Биљана Влашковић Илић, Историја у драмском стваралаштву Џорџа Бернарда Шоа: контекст, текст и метатекст, са члановима комисије проф. др Леном Петровић са Филозофксог факултета у Нишу и др Томиславом Павловићем са ФИЛУМ-а. Mentoring the first doctoral dissertation at the English Department of the University of Kragujevac: dr Biljana Vlašković Ilić, History in the Dramatic Work of George Bernard Shaw: Context, Text and Metatext, with the members of the Committee for the Oral Defence prof. dr Lena Petrović of the Faculty of Philosophy, the University of Niš, and dr Tomislav Pavlović, FILUM
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После одбране једног од око четрдесет мастер радова на ФИЛУМ-у са мастерантима и колегом др Томиславом Павловићем After the oral defence of one of about forty master theses at FILUM with the master students and the colleague dr Tomislav Pavlović



Са студентима четврте године Kатедре за aнглистику на предмету Харолд Пинтер са којима је одржала последњи наставни час на ФИЛУМ-у 31. 05. 2017. With the fourth year students of the English Department on the Harold Pinter Course; delivered the last lecture at the Faculty of Philology and Arts in Kragujevac on May 31, 2017
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