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Vihreän saaren sankarit suomalaisella näyttämöllä

eli

Suomalaisen teatterin tarinat irlantilaisista ja irlantilaisuudesta
Aluksi

Irlantilaisten omat tarinat irlantilaisuudesta ja irlantilaisista: instituution virallinen kuva (perustuslaki), viralliset puheet,  (kelttiläisyys, toisaalta kaikkien ryhmien hyvät ominaisuudet), kultturin välittämä kuva (kirjailijat, runoilijat, näytelmäkirjailijat, muusikot, elokuvaohjaaja , filosofien kuva (ääneen ajattelijat), median kuva (pahat papit, urheilusankarit,)

Suomessa tarjolla olevat tarinat: media (poliittiset tarinat Pohjois-Irlannista), kulttuuriset tarinat (musiikki, kirjallisuus, Irlanti-tapahtumat, elokuvat, TV-elokuvat), irlantilaiset pubit katukuvassa, 

Millaisia tarinoita irlantilaisista ja irlantilaisuudesta on kerrottu suomalaisella näyttämöllä?

Irlantilaisuus ja irlantilaiset suomalaisella näyttämöllä
1) Keiden kirjoittamia tarinoita on valittu 

2) minkälaisia tarinoita irlantilaisuudesta ne kertovat.
materiaalina on siis 
- irlantilaisten kirjoittamat tarinat

- jotka on käännetty ja näyttämölle muokattu

>> niiden suomalaisille tarjoama kuva irlantilaisuudesta

Pohdinta on aloitettava: 

1) kuka on irlantilainen näytelmäkirjailija

ja sitä on jatkettava:

2) miten tarinat välittyvät kun siirrytään kulttuurista toiseen

Kenen kirjoittamia tarinoita pidetään irlantilaisina

On vaikeampaa määritellä, kenen kirjoittamat tarinat ovat irlantilaisia tarinoita kuin kenen kirjoittamat tarinat ovat suomalaisia. Irlannissa on syntynyt kirjoitettua ja suullista kirjallisuutta viimeisten 1200 vuoden aikana syntynyt monilla eri kielillä: iirin kielellä, latinaksi, muinaisnorjaksi, muinaisranskaksi, muinaiskymriksi ja englanniksi, puhumattakaan nykyajan maahanmuuttajista. 

Siirtomaamenneisyys näkyy nyös kulttuurissa. Esimerkiksi 1986 ilmestyneessä Irlannin kirjallisuushistoriassa Seamus Deane toteaa, että on paljon kirjailijoita joiden irlantilainen tausta on lähes merkityksetön heidän kirjallisessa tuotannossaan. Deane ei ole katsonut irlantilaiseksi esimerkiksi 1600 luvun loppupuoliskon ja 1700-luvun alun näytelmäkirjailijaa William Congrevea, koska Congreve kuuluu hänen mielestään luontevammin englantilaiseen kirjallisuusperinteeseen.  Myös muissa historiankirjoissa on törmätty samaan ongelmaan ja esimerkiksi Sampsonin The Concise Cambridge History of English Literature lukee Congreven englantilaiseen kirjallisuusperinteeseen ja lisää yksityiskohdan, että Congreve itse asiassa syntyi lähellä Leedsiä 1670. Tietoa englantilaisesta syntymäpaikasta on tosin myös väitetty tekaistuksi, ja on sanottu että Congreve muutti  syntymävuottaan kahdella jotta sai itsestään englantilaisen. Samainen teos kuvaa myös Jonathan Swiftiä yhtenä suurimmista irlantilaissyntyisistä kirjailijoista, jossa ei ole tippaakaan irlantilaisuutta. 

William Congreven, Richard Brinsley Sheridanin ja Oliver Goldsmithin  tuotanto on peräisin siirtomaa-ajalta (1690-1800), jolloin irlantilaiset kirjailijat olivat lähes yksinomaan lähtöisin protestanttisesta yläluokasta (jonka juuret johtivat Englantiin). He pitivät Lontoota kulttuurin keskuksena ja kirjoittivat universaaleista aiheista ei paikallisista teemoista. Heidän näytelmiensä suomennoksienkin alkuperämaaksi on yleensä, ehkä kielen perusteella, laskettu Englanti. Englantilaiseen kirjoitustraditioon lasketaan myös usein kuuluviksi  George Bernard Shaw, Oscar Wilde ja Samuel Beckett, vaikkakin Samuel Becket on myös joissain yhteyksissä laskettu ranskalaisen draaman edustajaksi. Hänen näytelmänsä ovat meille tulleet yleensä ranskan kielisinä.

Kuten muutkin siirtomaamenneisyyden omaavat kulttuurit, myös irlantilaisuus on ollut ja on edelleen jakautunut kielen, politiikan ja uskonnon perusteella, ja esim. kirjallisuus on jakautunut ideologisesti ja uskonnon mukaan. Näkyvimpänä erottelijana toimii kuitenkin kieli ja irlantilaisessa kirjallisuudessa voidaankin erottaa: 

1)iirin kielellä kirjoitettu kirjallisuus, joka pohjaa iiriläiseeen kirjallisuusperinteeseen ja 

2) englanninkielinen, englantilaiseen kirjallisuusperinteeseen pohjaava kirjallisuus j

 Iirinkielinen irlantilaiskirjallisuus on siis osa iirinkielistä kirjallisuusperinnettä ja englanninkielinen irlantilaiskirjallisuus on osa englanninkielistä kirjallisuusperinnettä.

Asetelma on hyvin samankaltainen kui muissakin jälkikoloniaalisissa yhteiskunnissa.

Kääntäminen kulttuurisena ilmiönä

Lainataan runousopista metonymian käsitettä, joka tarkoittaa että jokin ominaisuus tai osa edustaa kokonaisuutta eli osasta tulee kokonaisuus. IRAsta tulee Irlanti, Yeatsistä irlantilainen kulttuuri.

Esimerkiksi kirjallisuus välittää yksityiskohtien kautta kuvaa koko kulttuurista: paikannimet, merkittävät historialliset tapahtumat tai aikakaudet kuten myös ihmisten muodostamat sosiaaliset yhteenliittymät sijoittavat kirjallisen teoksen tiettyyn aikaan, tiettyyn paikkaan ja tiettyyn yhteiskuntaan ja viittavat myös samalla laajempaan kulttuurikontekstiin. Viittaukset ovat siten metonymisiä ja niistä rakentuu kuva koko kulttuurista, historiasta, taloudesta, laeista, tavoista, arvoista jne. (Sama metonyminen suhde löytyy tietysti myös kirjallisesta muodosta, jolloin jokin tietynlainen muoto edustaa kirjallisuutta kokonaan). 

Käännetyssä kirjallisuudessa kokonaisuutta edustavien osien valinta on kaksivaiheinen: ensin kirjailija valitsee ne merkit, joiden kautta kokonaisuus välittyy. Sitten valinnan tekee kääntäjä, joka kääntää, jättää kääntämättä, poistaa kokonaan tai selittää näitä kirjailijan valitsemia merkkejä.  Kääntäjä myös valitsee, tekeekö hän käännöksestä metonyymisen lähtökielen suhteen, kirjallisen muodon suhteen, vai lähtökulttuurin arvojen tai muiden yksityiskohtien suhteen. 

Lopuksi merkit tietysti seuloo lukija tai katsoja. Vastaanottajille käännös rakentaa koko lähtötekstin, tekee siitä osan vierasta perinnettä, vierasta kulttuuria ja kansaa. Metonymian kautta syntyy siis kokonainen kansa ja sen kulttuuri, mutta myös lukijan/ katsojan kuva omasta itsestään. 

Metonymioita tutkiessa tulee myös muistaa, että me ihmiset emme ole kovin vastaanottavaisia täysin uusille tarinoille, vaan meillä on pyrkimys tulkita niita ja muokata niitä niin, että niistä tulee eräänlaisia versioita jo tuntemistamme tarinoista. 

Irlantilaisten  teatterihistorioiden tarina irlantilaisesta teatterista 

Populääri versio: 

Irlantilaisen teatterin merkitys englanninkieliselle maailmalle ja koko länsimaiselle teaterille aina 1600-luvun lopulta lähtien valtava verrattuna maan kokoon ja asukasmäärään. 

Koloniaalista menneisyyttä ei sovi tässä tarinassa unohtaa. 

Siirtomaakaudella, Brittein saarten enimmäinen teatteri Lontoon ulkopuolella oli Werburgh Street Theatre, joka rakennettiin 1637 Dubliniin, ja vaikka mukana oli muutamia irlantilaisia näytelmäkirjailijoita, teatteri oli ennen kaikkea osa englantilaista teatteria.  Ja koska Lontoo oli teatterielämän keskus, sinne taas kulkeutuivat monet etevät irlantilaiset näyttelijät ja näytelmäkirjailijat. Näyttelijöistä voi mainita !600-1700 luvuilla Charles Doggett, Peg Woffington, James Quin, Kitty Clive jne. 

Siirtomaa-ajalta ovat peräisin ne monet etevät näytelmäkirjailijat, joiden tarinoiden irlantilaisuus on myöhemmin siis monasti kyseenalaistettu.  Erilaisten teatterihistorioiden mukaan siirtomaa-ajan merkittävimpiä irlantilaisia näytelmäkirjailijoita olivat mm. William Congreve (1670-1729), joka tosin muutti Dublinista Lontooseen yhdeksäntoista vuotiaana. Näin teki myös George Farquhar (1678-1707), jonka komedioita on kuvattu maanläheisimmiksi kuin Congreven.

Näytelmäkirjailijoita oli useita koska näytelmiä tarvittiin tuohon aikaan paljon. Yhtä näytelmää esitettiin keskimäärin vain 2-3 iltaa. 

Näytelmät oli usein sijoitettu Englantiin. Englantilaisen taphtumapaikan loi näytelmilleen esimerkiksi Oliver Goldsmithin (1728-74), joskin niitä pidetään muutoin hyvin irlantilaisina. Irlantilaisen siirtomaakauden teatteritarinaan kuuluu myös Thomas Sheridan (1721-88) , joka kirjoitti kaikki näytelmänsä alle 28 vuotiaana.  Kaikille näille kirjoittajille oli tyypillistä, että he  kuvasivat englantilaisia tapoja ja uskomuksia ulkopuolisen silmin. 

1800-luvun puolivälissä syntyi sitten kaksi kirjoittajaa, jotka uudistivat kumpikin tavallaan koko brittiläistä teatteria. Oscar Wildestä (1856-1900), joka myös muutti Englantiin, George Bernard Shaw (1856- 1950) taas tunnetaan yhteiskunnallisesti kantaaottavista näytelmistään, joita hän kirjoitti kunnioitettavat 53. 

Vasta 1800-luvun loppupuolen Kansallisuusliike toi näytelmiin irlantilaisen tematiikan. Irlantilaisten tarinat ryhtyivät käsittelemään irlantilaisuutta ja sen ongelmia. 1898 W.B. Yeats, Edward  Martyn, Augusta Gregory perustivat teatterin, jossa irlantilaiset kirjailijat voisivat kirjoittaa irlantilaisista aiheista. Liikkeen huomattavimmiksi näytelmäkirjailijoiksi nousi John Millington Synge (1871-1909), joka lyhyen elämänsä aikana kirjoitti tosin vain kuusi näytelmää. Tarina Syngestä ja hänen tuotannostaan on kaikille Irlanti-entusiasteille tuttu. Hänen näytelmiensä on katsottu edustavan irlantilaista kirjallisuusperinnettä tyypillisimmillään niin runouden ja musiikin kautta kuin myös tarinankerronan ja komiikan ja tragedian sisäkkäisyysden kautta. Synge loi näyttämölle paitsi irlantilaisen talonpojan ja maalaisen myös heidän tyypillisen puhetapansa, jota ei hänen aikanaan suinkaan varauksettomasti irlantilaiseksi tarinaksi hyväksytty. 

Kun sitten siirrytään meidän vuosisadallamme, syntyy jälkikoloniaalisessa irlantilaisessa näytelmäkirjallisuudessa yhä enemmän kirjailijoita, joiden tarinat kertovat irlantilaisuudesta ja ottavat kantaa niin yhteiskunnalisiin tapahtumiin kuin kielikysymykseenkin.  

Sean O'Casey (1880-1964) aloitti näytelmien kirjoittamisen 43 vuotiaana ja kirjoitti kaikkiaan 25 näytelmää. Hänen tunnetuimmat näytelmät ovat työväenluokan kurjien asuntoloiden asukkaiden tarinoita kertovatDublin trilogian kolme osaa. Trilogian menestyksen takana oli tarinoiden tavallisen dublinilaisen rikas kieli ja myös O'Caseyn oma yhteiskunnallinen näkemys. Tosin kaikki eivät O'Caseynkään tarinoita irlantilaisuudesta hyväksyneet, ja esimerkiksi Pääsiäiskapinaan sijoitettu The Plough and the Stars aiheutti mellakan, koska kansallismieliset pitivät sitä loukkauksena kansannousun ja sen järjestöjen jäseniä vastaan.

Toisen tunnetun aikamme irlantilaisen kulttuurihahmon Brendan Behanin (1923-64) oma elämä on lähes värikkäämpi kuin hänen tuotantonsa irlantilaistarinoiden. Tämä Guinnessia ja viskiä naukkaileva öykkäri tuotti irlantilaisia tarinoita, jotka menestyivät niin Lontoossa kuin New Yorkissakin. 

Irlantilaisesta teatterista puhuttaessa mainitaan lisäksi vielä ehdotomasti 

Samuel Beckett (1906- ), joka mullisti länsimaisen teatterin kehityksen absurdeilla näytelmillään. Aikamme irlantilaiskirjailijaksi on myös kohonnut Brian Friel (1929-), jota myös on Irlannin Tsehoviksi mainittu. Tämä Pohjois-irlantilainen kirjailija on kirjoittanut novelleja, kuunnelmia ja teatteritekstejä, joiden aihepiiri on paikallisten teemojen kautta lähestyä universaaleja aiheita. 90-luvun irlantilaiseksi näytelmäkirjailijaksi on sitten kohonnut Martin McDonagh, jonka näytelmät ovat valloittaneet länsimaisen teatterin päänäyttämöt, ja niiden  Irlannin länsirannikolle, Connemaraan Galwayhin ja Aran-saarille sijoittuneet tarinat on hyväksytty irlantilaisen kirjallisuusperinteen jatkajiksi. 

Tämä on useimpien teatterihistorioiden metonyminen tarina irlantilaisesta teatterista. Se jättää lähes säännöllisesti kertomatta tarinat niin iirinkielisestä teatterista kuin naistenkin tekemästä teatteatterista. Iirinkielinen teatteri, mikäli se yleensä mainitaan, sivuutetaan tavallisesti toteamalla, että se perustettiin Galwayssa 1928, ja että se on esittänyt lähinnä käännöksiä englannista ja muista kielistä. Irlantilaisen teatterin tarinaan naisia mahtuu tavallisesti tasan yksi, eli kansallisuusliikkeen johtohahmoihin kuuluva Lady Augusta Gregory, ja hänestäkin todetaan yleensä, että hänen ansionsa ovat lähinnä organisaatiopuolella. 

Tarinalle irlantilaisesta teatterista on käynyt kuten tarinalle koko länsimaisesta teatterista: siitä puuttuvat eri kieliryhmien teatteri ja naiset lähes kokonaan. Irlantilainen teatteri on miehinen ja se nähdään yleensä miesten teatterina. Osittain tämä johtuu siitä, ettei monia naisten kirjoittamia näytelmiä ole julkaistu painettuna kirjallisuutena ja ne ovat olemassa vain eri arkistoissa teatteriteksteinä. Osittain näkymättömyys johtuu siitä, että naiset ovat työskennelleet vaihtoehtoisessa teatterissa, jota tällä hetkellä ei arvosteta samoin kuin kirjallista kirjailijoiden teatteria. Miesten hallussa ovat niin ikään kustantajien ja kulttuurilautakuntien valtaasemat. 

Mitä voitaisiin sitten kertoa naisten tekemästä irlantilaisesta teatteriperinteestä. 

Augusta Gregory ansiosta perustettiin irlantilainen teatteri ja naiset ovat muodostaneet aina siitä lähtien irlantilaisen teatterin selkärangan, se vain on jäänyt miesten teatterin varjoon vähempiarvoiseksi teatterintekemisen muodoksi. Kun esimerkiksi 1960-luvulla syntyi kirjoittajajoukko, joka halusi pohtia yhteiskunnan jännitteitä ja ristiriitaisuuksia lähinnä miehisestä näkökulmasta (Thomas Murphy, Brian Friel), naiset  perustivat teatteriseurueita ja johtivat niitä. Toisaalta silloin esitettiin paljon naisten tekemiä sovituksia  1970-luvulla taas pieni joukko naisia alkoi kirjoittaa teatteriin Tasavallan puolella (Margaret Darcy on näistä radikaalein. Hän käytti brechtiläistä tekniikkaa ja joutui jatkuvasti vaikeuksiin viranomaisten kanssa).  Iirinkielellä kirjoitti Siobhan O*Suilleabhain West Kerrystä, ja hänen työstään suurin osa suuntautui irlantilaiseen radioon ja televisioon. 1980- luvulla naisten kirjoittamat näytelmät lisääntyivät niin laitosteattereissa kuin teatteriryhmissäkin, ja teatterista on tullut tärkeä foorumi käsitellä konflikteja sekä yksilöiden että yhteisöjen välillä Pohjois-Irlannissa. Naiset ovat näytelmiensä kautta voineet ottaa osaa keskusteluun yhteiskunnasta ja sen tulevaisuudesta. 

Kaksi lähtökohdiltaan hyvin erilaista naiskirjailijaa voidaan nostaa kuvaamaan tätä aikakautta. Katolilaisen Anne Devlinin ensimmäinen näytelmä "Ourselves Alone" (esitettiin 1985) otti tarinan keskipisteeksi perheen, jonka isällä on tärkeä asema IRA väliaikaissiivessä. Myös perheen pojat ovat mukana IRAssa. Josie, tytär, saa toimia sanansaattajana. Naiset ovat näytelmässä miehisen vallankäytön uhreja ja taisteluun väsyneitä. Konflikti on Devlinin näytelmässä paitsi katolilaisten ja protestanttien välillä, myös järjestön sisäisessä arvohierarkiassa. Ourselves Alone ei suoranaisesti ota osaa poliittiseen analyysiin, mutta painottaa sitä, kuinka vaikeaa on erottaa politiikka henkilökohtaisista tunteista.  Anne Devlinin näytelmät yleensäkin pyrkivät rikkomaan sitä sankarimyyttiä, joka elää voimakkaasti molemmilla osapuolilla ja joka useinkin himmentää ne poliittiset, sosiaaliset ja taloudelliset intressit, joista itse asiassa on kysymys.

Toinen huomattava 80-luvun näytelmäkirjailija, protestantti Christina Reid muutti Lontooseen 1987 kirjoitettuaan sitä ennen belfastilaisten teattereiden näyttämöille. Hänen näytelmistään voidaan ottaa esille esimerkiksi Tea in A China Cup, joka sijoittuu Belfastiin ja kuvaa kolmea vuosikymmentä protestanttisen työläisperheen elämässä (1939-1972). Tarina kuvaa niitä stereotypioita ja myyttejä joita protestanttisella ja katolilaisella yhteisöllä on toisistaan ja jotka ylläpitävät jännitettä ja estävät yhteydenpidon niiden välillä. 

Niin irlantilaisten kuin englantilaistenkin teatterihistorioiden tarina irlantilaisesta teatterista muodostuu siis seuraavista elementeistä. 

1) siirtomaa-ajan mieskirjailijat, joiden tuotanto liittyi kiinteästi englantilaiseen näytelmäkirjallisuusperinteeseen.

2) kansallisuusliikkeen synyttämät kirjailijat ja jälkikoloniaalisen yhteiskunnan kirjailijat, jotka pyrkivät sitomaan tuotantonsa irlantilaiseen kirjallisuusperinteeseen

3) Siitä puutuvat kokonaan iirinkielinen teatteri ja naisten tekemä teatteri.

Suomalainen tarina irlantilaisesta teatterista 
Valinta: 
Suomalaiseen teatteriin on valittu kaiken kaikkiaan viitisenkymmentä kokoillan ja runsaat parikymmentä yksinäytöksistä irlantilaisnäytelmää.  

Joitakin näytelmistä on käännetty useampia kertoja.

Siirtomaa-ajan kirjailijoista: 

Congreve, William, The Way of the World, Maailman tapa, 

Farquhar, George, full-length plays:The Beaux’ Stratagem, Virkeät lesket, Pauken und Trompeten, Torvet ja rummut(performed in 1966-67),

Goldsmith, Oliver, She Stoops to Conquer   Hän astuu valloittamaan, Yhden yön erheet, 

Sheridan, Richard, The School for Scandal, Juorukoulu, The Rivals, Kilpakosijat

Universaalit 

Beckett, Samuel, yksinäytöksiset: Krapp’s Last Tape (Viimeinen ääninauha);  Play; Comedie  (Näytelmä); Acte sans paroles (Sanaton näytös); Happy Days (Onnelliset päivät) kokoillan näytelmät: Fin de Partie (Leikin loppu); En attendant Godot (Huomenna hän tulee); Footfalls (Askeleet) (Odotellessa), 

Shaw, George Bernard

one-acter
O’Flaherty V.C.
Viktorian risti




Man of Destiny
Kohtalon mies




Village Wooing
Maalaiskosiskelua



O’Flaherty V.C
Viktorianristi, (Sotasankari)

full-length plays



Man and Superman
Ihminen ja yli-ihminen
 



The Devil’s Disciple
Pirun oppipoika 




Pygmalion, Pygmalion





Fanny’s First Play
Fannyn ensimmäinen




Heartbreak House
Särkyneitten sydänten




The Millionairess
Miljoonaperijätär




Arms and the Man
Sankareita




Major Barbara

Majuri Barbara




Candida

Candida





The Apple Cart
Amerikan keisari




You Never Can Tell
Sitä ei voi koskaan tietää



Misalliance

Epäsäätyinen avioliitto




Androcles andthe Lion Androcles ja leijona




Widowers’ Houses
Isän talot


Wilde, Oscar

one acters
La Sainte Courtisane or The Woman Covered with Jewels, Ilotyttö-pyhimys eli jalokivin koristettu nainen



Salome, Salome





Tragedie Florentine, Firenzeläinen tragedia

full-length plays



Lady Windermere’s Fan, Lady Windermeren viuhka





An Ideal Husband
Ihanneaviomies



The Importance of Being Earnest, Sulhaseni Ernest. On tärkeää olla uno



A Woman of No Importance, Vähäpätöinen nainen 

Kansalliseen heräämiseen liittyvät ja sen jälkeiset jälkikoloniaalisen kirjallisuusperinteen edustajat

Gregory, Lady pienoisnäytelmä, The Rising of the Moon,  Kuun noustessa

Joyce, James, pienoisnäytelmä, Exiles, Harhateillä

Synge, John Millington

one-acters 
The Shadow of the Glen
Laakson varjo  



The Tinker’s Wedding   Kattilanpaikkaajan häät  



Riders to the Sea
Ratsastus merelle 

ull-length plays:



The Playboy of the Western World 
Läntisrannan 


kisapoika, Irlannin hulivilipoika

eats, William Butler

one-acters
Purgatory, Kiirastuli



Player Queen , Näyttelijäkuningatar

Behan, Brendan, The Quare fellow, Kuolemaantuomittu, The Hostage Panttivanki, Richard’s Cork Leg  Richardin korkkijalka

O’Casey, Sean yksinäytöksiset: Pound on Demand, Punta vaadittaessa, Bedtime  Story, Iltasatu


kokoillan näytelmät: Juno and the Paycock, Juno ja riikinkukko, The Plough and the Stars,  Aura ja tähdet  EI kuitenkaan The Shadow of a Gunman, Myöhem,mistä kokeellisista näytelmistä  Red Roses for Me, Punaisia ruusuja minulle, Cock-a-Doodle-Dandy, Kukkelikuu, Purple Dust, Purppuratomua,ja Purppuran tomua  sekä The Bishop’s Bonfire 



Nyky-Irlannin tarinankertojat 

Friel, Brian, The Loves of Cass McGuire, Amerikantädin rakkaudet, Philadelphia, Here I Come, Philadelphia täältä tullaan, Dancing at Lughnasa Elonkorjuujuhla 

Kanonisoitujen kirjoittajien piirin ulkopuolelta: 

O’Brien, Conor Cruise,Murderous Angels, Murhaavat enkelit

O’Hara, Saul

full-length plays:

Risky Marriage
Naimisessa on riskinsä

Näytelmistä suurin osa on myös päätynyt näyttämölle. Jos näytelmien suosiota mitataan esitykseen päätymiskertojen lukumäärällä, ovat universaalit näytelmät  (Shaw, Wilde and Beckett) kiinnostaneet teatterintekijöitä eniten. Shawn näytelmistä on esitetty pariakymmentä, eniten tietysti Pygmalionia. Musikaali My Fair Lady selittää tätä suosiota suurimmaksi osaksi . Shaw onkin suomalaisissa teatteritilastoissa neljänneksi suosituin kirjailija jos suosiota lasketaan uusintakäännösten lukumäärän mukaan. Esitysten lukumäärän perusteella Shawn Arms and the Man, Sankareita on Pygmalionista seuraava, ja sitten tulee Wilden The Importance of Being Earnest. Käännösversio Waiting for Godotsta ja  THE Playboy of the Western World ovat seuraavina. 

Hyväksyminen ohjelmistoon mittaa suosiota teatterintekijöiden näkökannalta, esityskertojen lukumäärä taas mittaa jossain määrin yleisön mielipidettä. Mitä enemmän näytelmä saa katsojia, sitä todennäköisemmin se pysyy ojelmistossa. Suomalainen yleisö on pitänyt universaaleista näytelmistä, ja esityskertojen lukumäärän perusteella ensimmäisenä on ollut Pygmalion toisena, The Importance of Being Earnest, ja kolmanneksi onkin sitten noussut irlantilainen tarina The Playboy of the Western World. Lista jatkuu Shawn näytelmällä Sankareita ja Becketin Waiting for Godotlla. 

Tarjotut tarinat irlantilaisuudesta

Tarinoita irlantilaisista ja irlantilaisuudesta

The Playboy brought Synge international fame. It opened in Dublin in January 1907, and was greeted with riots: The language and the story itself must have been shocking to some of the fiercest nationalists. It was seen as a piece of the racial stereotyping of the stage Irishman which was so common in the English cartoons (Benson 1982:134).  Some nationalists saw it as a parody of an ancient Gaelic tale and therefore approaching  the history of a heroic nation in an insulting and degrading way.  Synge had evoked the action of the heroic tale and produced a parody and a satire of the hero-cult which was growing in his days.  A peasant was given the attributes of a hero, and stylistically Synge's tale has been decorated with the alliteration, repetition and numerous synonyms which were typical of old epic literature (Kiberd 1979:106-111)

Even on the third night, not more than six consecutive lines were audible  On the other hand,  the notices from London were good.  In Dublin it had to be continued under police protection, which increased the hostility because it was seen as a symbol of English colonialism.

The Playboy is set in a village on a wild coast of Mayo.  It is the story of a young man, Christy Mahon, who is on the run because he believes that he has killed his father.  He arrives in a country shebeen or pub in Mayo and the people of the village,  though horrified by his deed, are fascinated by him at the same time, and he is treated with great respect. He gets a job in the shebeen as a pot boy, and village girls come to hear his story and show their admiration. The shebeen belongs to Michael James Flaherty, whose only daughter is engaged and shortly to be married to Shawn Keogh, a village boy.  The daughter Pegeen falls in love with Christy, who wins a local sports race and becomes a celebrated hero. His heroism is created by the people around him, and he begins to live up to his reputation.  The cowardly and lazy son gradually becomes a self-confident, conceited young man who is sorry only for not having killed his father earlier.   Unexpectedly, the whole pattern is broken.  Old Mahon, the father who was supposed to have been brutally killed and buried,  appears and murderously threatens to beat up his worthless and lazy son if he ever finds him again.  Christy's fame crumbles and he makes a desperate attempt to kill his father, this time for real, but fails.  It is obvious that, even if he were to succeed, his position in the community has been irreversibly lost. 

Theatre programmes 

The areas of emphasis relevant for my analysis have been those relating to the playwright and his production, those concerning Ireland, and those suggesting universal themes (symbolic meanings).

 three categories of plays emerge 

 Firstly there are two plays, The Playboy of the Western World and Juno and the Paycock, whose programmes were designed in such a way as to emphasise the playwright and his production and only marginally some features of Irishness. The vraisemblance  of these play texts was based on a familiar style of presentation, namely realism, and their view of Ireland and Irishness was that of either stereotypes or accepted knowledge. The programmes also hinted at vraisemblance on the basis of some recognisable social discourse, that is, familiarity in characterisation. 

Vihreän saaren sankari (The Playboy of the Western World) first came to Finland at the beginning of the century, when realism was at its peak and before expressionism was introduced. It  was a success . After expressionism had its brief excursion on Finnish stages, theatre repertoires changed and operettas and theatre with music replaced the more serious drama. Theatre repertoires in the thirties and forties were to a great extent entertainment, although some more serious drama was performed, in particular in the workers’ theatre, and increasingly in the forties  American new drama started arriving in the fifties. The audiences had already seen Brecht’s Dreigroschenoper, and Die Gewehre der Frau Carrar when the workers’ theatre in Helsinki again foundVihreän saaren sankari. The programme tied the play closely to Synge’s production in general and his realism in particular, and emphasised the fame the play had created for him. The play was seen to be justified mainly as a representative of Irish and Syngean drama, and its cultural specificity was dismissed with one sentence, which remarked that the play was characterised by strong local colour. There are records of only eight performances of this production, but the positive newspaper reviews suggest that there may have been more. Towards the end of the sixties, a new translation was commissioned and the play was taken up again, this time by the workers’ theatre in Tampere. The playwright was presented exclusively in the programme, and the play was also this time seen to represent Syngean realism. Synge’s claim of realistic description of the language he had heard spoken by the peasants was repeated, and as the language of the Finnish play could not have a similar function to Synge’s Irish English in the source text, references to the realism of the language in both productions became associated with empiricist realism in general. The programme for Vihreän saaren sankari  in the eighties did not change the areas of emphasis, although this time it included a quote from The Aran Islands by Synge and a short paragraph from Irisches Tagebuch by Heinrich Böll as a brief introduction to the atmosphere of the play.

Juno and the Paycock came to Finland at the same time as Vihreän saaren sankari was revived for the second time. It was translated into Finnish by Arvi Kivimaa, the artistic director of the Finnish National Theatre who  as  introduced a great number of new American plays to Finnish theatre audiences. In the theatre programme, Juno ja riikinkukko was seen as an introduction to O’Casey’s production, and the play’s realism was emphasised (vraisemblance on the models of the genre). The play was considered to rely on familiar social discourse, although it involved some characteristically Irish features as well. Both Vihreän saaren sankari and Juno ja riikinkukko were integrated into the Finnish theatrical polysystem mainly as representatives of realist drama and secondly as products of a particular playwright. Their cultural specificity was that of the Irishness of the playwright, although in the plays’ empiricist realism Irishness was not as decisive as the accuracy of the characterisation.  

Another group of plays which emerge from the list are the plays which were connected with the political theatre of the sixties. The Hostage came to Finland at the beginning of the decade as part of the new political theatre represented in England by Joan Littlewood and her Theatre Workshop (see p.€76). The play combined ideology with poetics and fused political topicality with music and dance. It introduced a new style to the Finnish theatrical polysystem because it made serious comments on the political situation in Ireland in a way which was not usually applied to plots such as the one in the play. The technique had its roots far back in the twenties and in Piscator’s (and Brecht’s) views of theatre, but it had not been used for years. Thematically the play moved away from the individualism which was typical of the drama in the fifties. When Panttivanki was produced again in the eighties, it still retained its strong link with the sixties. The stage director Pentti Pesä chose it for production because he had seen it in his student days when it had just arrived in Finland (private communication 14/4/1993), directed by Ralf Långbacka first in Swedish and almost straight afterwards in Finnish. Långbacka is well known in Finnish theatre history for his contribution in the introduction of Brechtian views of theatre to Finnish audiences which he has also actively applied in his own productions. This may explain why Långbacka’s influence was still visible in the production of Panttivanki in the eighties. 

Långbacka also directed Aura ja tähdet (The Plough and the Stars) only two years after its premiere in Finland, and the play, although it did not use music in the same ways as Panttivanki (The Hostage), had music as one of its elements. Both the first production by the stage director Eeva Salminen, and the second one by Ralf Långbacka, relied on the means of the epic theatre. Långbacka’s production rewrote the final scene to end with a revolutionary song. Both Panttivanki and Aura ja tähdet were political comments on the situation in Ireland and served as such in the Finnish theatrical polysystem as well. Therefore it was only natural that Ireland and its past and present received so much attention in the programmes.

The third group of plays are those which came to Finland in the eighties and which broke the realist style of presentation in their general frame, although they remained faithful to empiricist realism in their details. Philadelphia, Here I Come divided the protagonist Gar into two characters, the private and the public Gar, who are both on the stage at the same time and discuss the public Gar’s plans to emigrate to Philadelphia. In the Loves of Cass McGuire the main character Cass, who on her return from America finds that her family only wants to send her to the old-people’s home, occasionally turns to the audience to make her comments in asides on how she is being treated. Richard’s Cork Leg is a farcical collection of episodes which all share the same setting, a graveyard in Dublin, and the characteristic that all the dramatic figures are outcasts from society. The play rambles on with music, jokes, topical comments and absurd incidents. Savutie (Suur-Kujala 1986: 266) has characterised the 1980s in particular as a time when theatre started turning from society to the individual and when the individual’s life was viewed very pessimistically. After the sixties and seventies, theatre was looking for new ways of dealing with reality and trying to come into terms with violence, war and destruction. The traditional forms were rejected and in particular the younger generation of theatre practitioners tested new methods and approaches. In this light, the three Irish plays fitted in well with the general pattern by focusing on the individual and their problems. The plays by Friel also addressed the problem of emigration and leaving one’s home on the individual level, whereas Richard’s Cork Leg was more interested than the other two in breaking conventions on many levels. The individual is sometimes brought out in the theatre programme as well, but this time not as a playwright. For example, the programme for Richardin korkkijal-kaconcentrated extensively on Brendan Behan and the translator Pentti Saarikoski. Behan was described as a norm-breaking individual and a photograph showed him with a snake round his neck. One of the commentaries featured a discussion of his drinking. His contribution to Irish literature was not focused upon in the same way as that of Synge or O’Casey in the earlier programmes. The programmes for Friel’s were also exceptional in that the one for Täältä tullaan Amerikka had only a very brief introduction to the playwright’s life and production consisting of photographs of the production, while the one for Amerikantädin rakkaudet had shortened Friel’s introduction even further and concentrated on the themes of the play.  

The programme and performance of Purppuratomua in a Finnish production in 1987 mixes many elements. The English source text was written in the forties, the German translation was completed sometime in 1966 (Jones 1986: 57), the Finnish translation sometime in 1974 and the production discussed here eventually in 1987. The German translation was made for a production of the play by the Berliner Ensemble, and it applied both the episodic structure and music as well as deleting vertically a great deal of O’Caseyan verbosity. The programme, however, concentrates on Ireland and discusses the history of the country at length. It also draws some parallels between Finland and Ireland. By doing this and by ignoring the playwright and his production completely, the play tunes audiences to empiricist realist reception in some conflict with the Brechtian view of theatre. The Brechtian perspective on class struggle was not considered relevant for the Finnish theatre in the eighties.

To summarize, from the point of view of the information provided by the programmes, all but three of the theatre programmes indicated that Ireland and Irishness was somehow central in the plays. The exceptions were the production of Philadelphia, Here I Come in the seventies and the first two productions of The Playboy of the Western World which were included in my study. All the other programmes directed some attention to the ways in which the plays related to Ireland.

Technically, the programmes varied in length: the older ones were very short, whereas some of the later ones had over ten pages. Some covered all they wanted to say in a page and a half, while others needed over ten pages for this purpose. One of the shortest programmes was written for Juno ja riikinkukko, which gave in just over a page an introduction to Sean O’Casey as a playwright, some references to contemporary conflicts in Ireland, and a paragraph about the play in question. Both Panttivanki (The Hostage) and Aura ja tähdet (The Plough and the Stars) were discussed in the programmes in terms of the political situation described in them. When Panttivanki  had its Finnish première (in Finnish) in 1962, the stage director Ralf Långbacka gave his view of the relationship between the Irish reality and the play in a programme which did not contain anything else. He stated that the play showed a hall-of-mirrors image of Ireland behind which an observant viewer would still be able to recognise the real Ireland. Included in the comment was a brief history of the Irish struggle for independence, which was seen to lie at the root of the situation described in the play. Twenty years later, when the play was revised in 1982 by Pentti Pesä, he made it in many ways even more openly political (its links with empirical reality were more explicit) than its predecessor. In both plays, the focus was on Irish society and its problems.  The programme in 1982 consisted of two items; it had a list of political abbreviations from the play with explanations, and an article on the contemporary fighting in Belfast written by the stage director himself after a visit to the city. The article had been published earlier in a local paper.

The theatre programmes for the two stage productions of Aura ja tähdet whose texts I studied in my thesis both had extensive background information about the play. Apart from the stage director Eeva Salminen’s comments, the programme for the Finnish première in 1969 also included a review of some historically important years in Ireland, a day-by-day account of the events in Easter Week, and a short biography of O’Casey and his production. The stage director discussed the significance of the events of Easter Week for the recent Troubles and pointed to the similarities in the histories of Ireland and Finland. In 1972, the theatre programme was even more comprehensive. It centred on Ireland and briefly described those works by O’Casey which were related to the Irish struggle for freedom. It discussed the Easter Rising in terms of O’Casey’s relation to it and offered his estimate of the principal errors that were made in it. Ralf Långbacka gave his view of the theme in the play. The programme contained a brief introduction to the Abbey theatre as an institution, an account of the Special Powers Act and of important historical events from 1916 to 1972. The programme ended with the words of a traditional revolutionary song, ‘The Wearing of the Green’, which was sung in a final scene that was added to the play in the Turku production. The play was clearly intended as a political comment on the situation in Ireland. 

The theatre programme for Richardin korkkijalka (Richard’s Cork Leg) was praised in two newspaper reviews for being well-edited and providing all the information which might be needed to understand some Irish concepts in the play (Etelä-Suomen Sanomat 14/12/83 and Kallion ja Ympäristön Alueuutiset 19/2/1984). The programme is certainly comprehensive. It gives a glossary of some political concepts in the play, starting from the name of a dramatic figure, “Bonnie Prince Charlie”, and including an explanation of the abbreviation “ IRA.”. The programme concentrates on Brendan Behan and gives an autobiographical presentation of his reckless life, a moving description of his funeral, and a review of the writing and editing of Richard’s Cork Leg which is in itself exceptional in that Behan never wrote this play. In addition, it gives an account of the historically important years in Irish history between 150 BC and 1979 and quotes a passage from the Finnish translation of Heinrich Böll’s Irisches Tagebuch which give the first impressions as one gets off the boat in Ireland. The theatre audience is thus provided with a view of Ireland by another foreigner whose position is similar to that of their own. The programme for Richardin korkkijalka was the only one which gave a presentation of the translator and his production as  well.

The Finnish translation of Irisches Tagebuch was also quoted in the programme for Amerikantädin rakkaudet (The Loves of Cass McGuire). The programme considered the play to be about the problems of emigration in Ireland, both on the level of the individual and the entire country. It saw ageing in general as one of the themes in the play, and it gave an extensive factual account of how old people are perceived, how they experience life and where they live. Purppuratomua was considered to concern Ireland, and the programme (by the PR Manager) had an extensive quote from a Finnish travel book on Ireland, illustrated with photographs taken by the Stage Director. The link between the play’s fictional world and observable reality was emphasised by a photograph of Ormond Castle. The programme used photographs in many different ways, both to illustrate what had been said in a commentary and to indicate some area of emphasis. The category of plays whose programmes did not establish any particular link with Ireland also consistently present this view in the programmes. 

The programmes are subjected to the conventions of the programme making of their time. The programmes for Juno ja riikinkukko in 1953 and Vihreän saaren sankari  in 1948 were modest leaflets and the only photograph in them was a passport picture of Sean O’Casey in the former. In 1970, Vihreän saaren sankari showed two pictures of the production and a picture of Synge and the Abbey Theatre, thus emphasising the play as an art world rather than a depiction of Ireland and Irishness. The two plays are thus seen as representatives of Irish playwriting rather than anything else. When the play was produced in the eighties, the number of pictures had increased, but with two exceptions, they were all from the production. However, instead of the picture of the playwright, the programme used a photograph of an Irish pub with old men enjoying their pints there and another of peasants with a donkey and cart. The emphasis had moved away from the art world to empiricist realism.

Surprisingly, only some of the productions of the political plays Panttivanki and Aura ja tähdet emphasised their ideology and connection with Ireland in the programmes. Both the 1982 production of Panttivanki and the 1972 production of Aura ja tähdet used pictures of contemporary war scenes in the programmes. In the sixties, photographs were more modest, and the programme for the 1962 production by Ralf Långbacka of Panttivanki only had his view of the play and his picture. The programme emphasised his role in the production and explained his view of what the play was all about. The approach therefore centred on the stage director. When Aura ja tähdet was produced in Kuopio in 1969, only three years before Långbacka directed it in Turku, the programme focused on the production and showed three pictures of it. The photographs thus suggest that while the programmes in the sixties concentrated on the link between the play and theatre, the attention was later directed to the connection between the play and reality.

The third group of plays, which introduced some formal experiments to the otherwise realistic milieu, linked their photographs to the production differently. Täältä tullaan Amerikka had a picture of Brian Friel but otherwise dedicated the entire programme to  photographs of the production, which were supplied with pieces of the dialogue from the play. The format was that of a comic strip and thus experimented with a new form. Empiricist realism was also ignored in Amerikantädin rakkaudet and the photographs concentrated on the production. As mentioned earlier, Richardin korkkijalka combined atmospheric pictures (not realistic) of the production with a picture of Brendan Behan with a boa. Purppuratomua was exceptional in that it was illustrated throughout with pictures of the Irish landscape, which were used to create a certain atmosphere for the play. 

5.2.   Newspaper reviews

I had at my disposal newspaper reviews of all the productions except the première of Panttivanki (The Hostage) in 1962. The productions were not covered by an equal number of reviews, as some attracted more attention than others. In some cases Teatterimuseo (the Finnish theatre museum) or Teatterialan keskuskirjasto (the central library of theatre studies) had for some reason only a few newspaper reviews in their archives. Sometimes the theatres which had produced the plays could not trace their copies. In general, theatres try to keep programmes and newspaper reviews of their productions, but in many cases they do not have the space or the facilities to keep the archives in order. Teatterimuseo has material relating to productions up to 1970, and Teatterialan keskuskirjasto to the more recent ones.

Theatre productions in the capital are usually reviewed more widely than those in provincial towns such as Oulu, Seinäjoki or Kuopio. The highest number of reviews was available of Richardin korkkijalka, which was reviewed in eleven papers,  whereas there was only one review left of the 1970 production of the Finnish Playboy of the Western World and the 1969 production of Aura ja tähdet because the others had disappeared.

I studied how the newspaper reviews chose to emphase between the play as an art world, its cultural specificity, its familiar social discourse, or the universality of the theme. The crosses in the table below indicate how the reviews focused on the productions, while the number in bold after the name indicates the number of reviews of the production that were available. Some reviews mentioned several areas of interest in the productions.

When we compare the above with the one derived from the theatre programmes, we can see that the intentions of the stage manager (and the production team) and the play’s reception by the theatre critics usually coincided quite well. What was emphasised in the programmes also caught the attention in the productions. For example, in the 1972 production of Aura ja tähdet, the theatre programme concentrated on the political milieu of the play in the Easter Rising of 1916, and the critics reviewed it on these grounds. The play was seen to be ’an accurate reflection of the situation in Ireland’ (Lalli 22/11/1972), and its realism was seen to ‘approach a documentary’ (Helsingin Sanomat 28/10/1972). The play was considered to serve ‘as an introduction to the Ireland of the Easter Rising as well as to the contemporary situation’ (Uusi Suomi 28/10/1972). One review drew parallels between the Rising and the Finnish war of independence (Lalli 22/11/1972). Cultural specificity was emphasised in reviews that mentioned difficulties in understanding the play; ‘the beginning may be difficult to follow because of its political, religious and cultural implications’ (Turun Päivälehti 22/11/1972). Cultural specificity was also emphasized in the somewhat negative review by Suomenmaa (10/11/1972). The review called the play ‘violent and noisy like a TV film’ and remarked that the play ‘illustrates historical events for those who are interested in the history of another country’, implying that few are. Both Suomenmaa and Lalli represent the rural party, whose farmer supporters tend to draw on conservative nationalism. This may explain their reactions. The only surviving review of the first Finnish production of Aura ja tähdet in 1969 (Uusi Suomi 6/10/1969) praised the play for its strong anti-war theme, and regretted that O’Casey plays had not received more attention in Finland. The critic did not like the introduction of the elements of the epic theatre in the production, and when the same critic reviewed the play again in 1970, he attacked efforts to turn the play into political theatre, and claimed that O’Casey was not a political fighter (Uusi Suomi 28/10/1972). Uusi Suomi represents the Finnish conservative party, and one would expect the readers of the paper to react negatively to the political plays of the sixties unless they could be read as universal statements. They would also find the features of the epic theatre irritating and often unacceptable. Political specificity was also seen to dominate in Panttivanki (The Hostage), and all reviews commented on the Irish war for freedom which had its roots right back in the Civil War. The play was considered very topical even in the eighties. Only one of the reviews thought the play failed to ‘deal with the tension between the English and Irish which had led to the present terrorist activities’, and that it had become ‘a Romeo and Juliet saga in the West Side Story manner’ (Kaleva 28/03/1982).  

The plays which were not so precisely set in a particular moment in history were also received more or less as they had been intended. The theme of Amerikantädin rakkaudet was seen to be ‘ageing and the problems that arise with it’ (Länsi-Suomi 18/11/1976), ‘the difficulties of an elderly and alienated person, the reactions of a person’s surroundings to somebody who refuses to follow its norms, and ageing in general’ (Yhteistyö 25/11/1976) and ‘loneliness and old-age’ (Turun Sanomat 21/11/1976). Only one of the reviewers saw the link with Ireland, and remarked negatively that ‘after one has listened to the brawling and swearing, and watched the drinking and shouting for two and half hours, it is not difficult to understand why people go on shooting each other in Ireland. Violence grows out of the Irish temperament and regrets always come too late’ (Aamulehti 18/11/76). Perhaps it is unnecessary to repeat that the newspaper represents the Finnish conservative party. The universal problems of ageing were thus both intended as a theme and received as such. Universality was also both intended and accepted in Täältä tullaan Amerikka (Kansan Uutiset 4/11/1983; Aamulehti 20/11/1982; Turun Sanomat 20/11/1983 and Tiedonantaja 9/3/1983), and two newspapers (Kansan Uutiset 4/11/1983 and Tiedonantaja 9/3/1983) detached the play entirely from its Irish context. The  political affiliation of the newspaper did not appear significant as some of the newspapers are politically each other’s opposites. One considered the problem of leaving home to be so banal and familiar to everybody that there was no point in wasting well over two hours talking about it (Kansan Uutiset 4/11/1983). 

Richardin korkkijalka  was performed in Helsinki and reviewed extensively in both national and local newspapers. All the reviews associated the play with Ireland and Irishness but did not tie it to any particular time. It was seen to relate to the changes taking place in Irish society (Hufvudstadsbladet 15/12/1983). A review in a conservative paper considered the production to ‘mock the Irishman’s bigoted Catholicism, excessive drinking, and incurable obsession with women’ (Uusi Suomi 14/12/1983), whereas the politically “neutral” national paper saw it as ‘an analysis of the Irish dilemma’ (Helsingin Sanomat 14/12/1983). Some reviews (Kallion ja Ympäristön Alueuutiset 19/2/1984; Aamulehti 14/12/1983; Etelä-Suomen Sanomat 14/12/1983) referred to the similarities between the Finns and the Irish. The factual details of the play were considered difficult in places, but the theatre programme was praised for providing the necessary information (Kallion ja Ympäristön Alueuutiset 19/2/1984, Etelä-Suomen Sanomat 14/12/1983).

Juno ja riikinkukko was reviewed comprehensively because it coincided with the 45th Anniversary on stage of the actress who played Juno in the play. It was seen first of all as a play by Sean O’Casey (Uusi Suomi 1&2/4/1953, Helsingin Sanomat 1&2/4/1953, Sos.dem. 3/4/1953 and Nya Pressen 1/4/1952). Nya Pressen emphasised that O’Casey was not quite in the same class as Yeats and Synge. The Civil War was seen to give the play its local colour (Uusi Suomi 2/4/1953), although the review had complained a day earlier that the play had not helped towards an understanding of the political conflict  (Uusi Suomi 1/4/1953). It was seen to be a ‘good description of the Irish people’ (Helsingin Sanomat 1/4/1953) and a ‘realistic description of everyday life’ (Helsingin Sanomat 2/4/1953). The play’s reception thus coincided with the producers’ expressed intentions.

According to the programme, Purppuratomua was intended to be a description of Ireland, its landscape and history, and the play was seen to ‘touch on the traditional Irish hatred of the English and to rely on Irish myths and poetry’. In the press reviews it was, however, considered to move on a more realistic plane (Hämeen Sanomat 12/09/1987). The play was called ‘an attractive Irish classic’ (Kotimaa 13/10/1987), but one critic wondered ‘whether the Irish mentality as well as their sense of humour might be to some extent difficult to understand’ (Hämeenlinnan kaupunkiuutiset 17/09/1987). Another confessed that ‘there were moments when we fail to cope with the Irish sense of humour’ (Forssan lehti 17/9/1987).

I have discussed The Playboy of the Western World  and its Finnish translations in an earlier study (Aaltonen 1993a: 47-50). The dominant approach to the productions in the reviews was to view it as an art world or to estimate its empiricist realism in it. Nya Pressen (23/11/1948) hailed the 1948 production as the one of the finest creations of Irish theatre, a powerful and colourful play where the rich dialogue was full of poetry. The connection with other art worlds was established through a reference to the famous Finnish playwright Aleksis Kivi and his production. The characterisation was praised as realistic (Sosialidemokraatti 30/11/1948). One of the reviews (Vapaa Sana 15/12/1948) suggested that its strong local colour had prevented the play’s unreserved acceptance by the Finnish audiences. The 1970 production took place when the Troubles had made Ireland visible in the media. However, the play was, however, still seen as an art world, and its characterisation praised for its realism. Aamulehti (19/3/1970) connected the play with Aleksis Kivi. Another review drew parallels between the Irish and Finns, which, according to him, explained why the social discourse in the play felt so familiar (Kansan lehti 19/3/1970). Both reviews directed a great deal of attention to the language in the play, Aamulehti looked at the language as a translation whereas Kansan lehti focused on the conflict between the setting and the artistic way the dramatic figures speak. The language was commented on again when the play was produced in 1983 in Seinäjoki and praised for its richness (Eteläpohjanmaa 8/2/1983). More parallels were drawn between the Finns and the Irish (Ilkka 8/2/1983, Aamulehti 10/2/1983), although Ilkka congratulated the Finns on tidying up their rowdiness while the Irish were still fiercely bigoted both in religion and nationalism, still creating their heroes with blood. Such racist remarks were, however, rare.  

The high correlation between intentions and reception studied as expressed in the programmes and newspaper reviews may be a consequence of the way the critics see their work. They go to see a particular text on stage, and most of the criticism concentrates on the text. Acting and other elements do not receive the same attention. Many have assessed the production in relation to the themes suggested in the theatre programme, and automatically concentrate on those. Some reviews have been coloured by the political orientation of the newspaper. 

        Vaietut tarinat 

Naisten teatteri, nykyaikaan sijoitettu teatteri, 

