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1 Inledning: min abstrakta hjärna 

“I’m	trying	to	get	lost	again.”	

En	fras	som	härrör	från	den	dokumentära	fotografen	Dorothea	Lange	i	dokumentären	
Ljusfångare	har	blivit	ett	slags	motto	för	mig.	”I’m	trying	to	get	lost	again”	(Taylor,	
2016).	Jag	har	en	mycket	stark	tilltro	på	slumpen	och	misstagen	som	en	väg	framåt.		
	
En	märklig	sak	hände	mig	nyligen.	Jag	satt	och	skrollade	igenom	mitt	Instagramflöde	
och	plötsligt	såg	jag	en	abstrakt	målning,	i	olika	grå,	gröna	och	beigea	färger.	De	grå	
färgerna	var	dominerande,	de	gröna	var	utplacerade	fläckar	i	bilden,	tre	till	antalet,	
och	över	det	grå	syntes	vita	linjer,	lite	böjliga,	tunna	i	ena	ändan	och	lite	tjockare	i	
andra.	Några	mindre	vita	fläckar	syntes	också.	Efter	några	sekunder	insåg	jag	att	jag	
tittade	på	ett	fotografi	av	en	blomrabatt,	fotograferad	strax	efter	att	snön	smält,	med	
några	små	växter	som	tittar	fram	ur	jorden.	De	vita	strecken	var	torkat	gräs.	

Efter	några	dagar	hände	det	igen.	Jag	såg	en	bild	på	en	abstrakt	målning	i	stora,	
horisontala	fält	i	gråbrunt	i	olika	schatteringarna.	Mellan	fälten	syntes	fem	vita	smala	
fält	som	delade	upp	målningen	på	ett	intressant	sätt.	Rätt	snabbt	insåg	jag	strax	att	
jag	tittar	på	vita	träd	mot	en	bakgrund	av	sly,	bladlösa	buskar	och	skuggor.		

Jag	funderade	mycket	på	detta.	Tydligen	är	min	hjärna	så	inställd	på	abstrakt	måleri	
att	jag	började	tolka	vissa	fotografier	i	skenet	av	detta.	Jag	ser	abstrakta	former	i	
vanliga,	föreställande	bilder.	Vanligare	är	det	att	man	uppfattar	figurer,	former,	
kanske	ansikten	i	abstrakt	konst.	Inte	tvärtom.		
	

2 Bakgrund 

En	insikt	som	min	korta	tid	som	målare	gett	mig	är	vilken	fundamental	betydelse	
misstag,	fel	och	slumpen	har.	När	man	är	ny	på	ett	område	och	framför	allt	när	man	
håller	på	att	lära	sig	den	hantverksmässiga	biten,	handlar	det	om	att	lära	sig	genom	
att	göra.	I	början	blir	det	inte	alltid	som	man	tänkt	sig.	Färger	beter	sig	på	ett	oväntat	
sätt,	koordinationen	mellan	handen	och	ögat	fungerar	inte	optimalt,	den	vision	man	
har	av	hur	ett	verk	kunde	se	ut	förverkligas	inte	på	det	sätt	man	önskat.	Men	detta	är	
väldigt	lärorikt	har	jag	kunnat	konstatera.	Framför	allt	har	jag	förstått	hur	mycket	
man	kan	lära	sig	av	sina	tillkortakommanden.	För	mig	har	det	varit	en	värdefullt	att	
göra	misstag,	göra	fel	och	fundera	kring	vad	dessa	fel	och	misstag	kan	ge.	Slumpen	är	
ofta	min	startpunkt,	jag	tar	mig	tid	att	titta	på	vad	jag	gör	och	går	vidare	utifrån	saker	
som	inte	varit	planerade	eller	medvetna.		

Förutom	att	de	misstag	man	själv	gör	kan	leda	till	insikter	och	förståelse	för	hur	ens	
arbetsprocess	kan	förändras	är	det	också	bra	att	lära	sig	av	andras	misstag	i	stället	för	
att	gå	in	för	att	återupprepa	misstag	eller	”fel”	som	andra	gjort	tidigare.	Ett	exempel:	
att	måla	med	akrylfärg	på	oljefärg	eller	oljekrita	är	sällan	väldigt	lyckat	eftersom	
färgen	inte	fastnar,	utan	kommer	att	i	något	skede	att	flaga	och	lossna.	Detta	vet	de	
flesta	som	lärt	sig	något	om	måleri	utan	att	själva	har	behövt	göra	det.	Sen	är	det	en	
annan	sak	om	man	vill	använda	sig	av	detta	som	en	effekt	i	sitt	målande,	det	är	kanske	
meningen	att	färgen	ska	lossna	från	målningen	och	avslöja	det	som	finns	bakom	
färgen	på	ytan.	Då	är	det	inte	längre	fel	utan	ett	medvetet	val.	Här	kommer	vi	snarare	
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in	på	konventioner	och	normer	kring	olika	tekniker.	Konstnären	själv	är	givetvis	fri	
att	göra	hur	hen	vill.	
	
Här	lurar	också	en	fara:	gränslösheten.	Därför	är	jag	också	intresserad	av	vilka	
möjligheter	olika	begränsningar	ger.	I	praktiken	kan	det	innebära	att	jag	väljer	att	
ibland	arbeta	med	ett	begränsat	antal	färger.	I	övrigt	arbetar	jag	för	det	mesta	
intuitivt.	Målandet	är	en	process	som	leder	mig	vidare.	Ofta	målar	jag	över	mina	
tavlor,	jag	fortsätter	helt	enkelt	tills	jag	ser	något	jag	upplever	formar	ett	slags	helhet,	
har	en	balans	som	tilltalar	mig.	Samtidigt	vill	jag	att	det	ska	finnas	öppningar	i	det	jag	
målar,	en	ambiguitet.	Det	händer	också	ofta	att	jag	efter	ett	tag	uppfattar	att	en	tavla	
jag	tyckt	varit	färdig	ännu	kanske	ska	arbetas	på.	Eller	att	jag	gör	något	helt	annat	av	
den.		
	
Jag	tycker	också	om	att	arbeta	med	olika	lager,	en	följd	av	det	jag	beskrivit	tidigare.	
Ofta	låter	jag	delar	av	det	undre	lagret	synas,	ibland	bara	som	en	aning,	ibland	mera	
tydligt.	Det	handlar	för	min	del	om	en	ständigt	pågående	process,	där	olika	verk/delar	
utgör	ett	flöde	som	ständigt	fortsätter.	Ibland	gör	jag	saker	som	känns	obekväma:	
målar	med	vänster	hand	(jag	är	högerhänt),	påbörjar	ett	arbete	med	att	jag	blundar	
och	målar,	svänger	på	duken	jag	arbetar	med	upp	och	ner	eller	på	sidan.	För	mig	
liksom	för	de	flesta	andra	är	det	lätt	att	fastna	i	manér,	å	andra	sidan	funderar	jag	ofta	
på	vad	som	är	stil	(gärna	något	slag	av	”egen	stil”,	egen	röst,	för	att	använda	en	
metafor)	och	vad	som	är	manér.	Stil	låter	ju	trevligt	medan	manér	inte	gör	det.	Vem	
definierar	vad	som	är	manér	och	vad	som	är	stil?	
	

3 Ett konstnärligt sammanhang 

Ingen	skapar	något	i	ett	vakuum	och	det	gäller	naturligtvis	också	för	konstnären.	I	
synen	på	skapandet	finns	ofta	implicerat	att	det	som	är	slutresultatet	av	det	skapande	
arbetet	gärna	ska	vara	något	unikt	och	extraordinärt,	något	man	inte	har	sett	eller	
upplevt	förut.	I	praktiken	finns	alla	konstnärer	och	all	konst	i	ett	sammanhang,	eller	i	
ett	korstryck	av	olika	sammanhang,	influenser	och	påverkan.	Man	kan	vara	medveten	
om	dessa	bevekelsegrunder	i	olika	grad,	ibland	gör	man	medvetna	val	som	placerar	in	
en	i	ett	sammanhang,	ibland	ser	man	bara	i	retrospektiv	var	man	befinner	sig	i	
relation	till	idéer,	rörelser,	grupper	oavsett	om	det	handlar	om	fasta,	etablerade	
sammanhang	eller	som	ett	uttryck	för	en	diskurs	som	råkar	vara	den	gällande	för	
tillfället.	
	
På	samma	gång	som	man	måste	förhålla	sig	på	sätt	eller	annat	till	det	som	händer	
runtomkring	det	skapande	arbetet	–	samhälle,	tidsanda,	diskurs	etc.	–	finns	det	ofta	
ett	behov	av	att	precisera	och	uttalat	definiera	sin	egen	utgångspunkt	och	vilken	en	
syn	på	världen	som	finns	som	bakgrund	till	ens	uttryck	och	sätt	att	agera	gentemot	
omvärlden	och	andra	människor.	Även	om	man	kanske	inte	vill	sätta	etikett	på	sig	
själv	eller	i	offentligheten	definiera	alltför	tydligt	var	man	kommer	ifrån,	tycker	jag	att	
man	åtminstone	för	sig	själv	kunna	förstå	sina	konstnärliga	bevekelsegrunder.	
Konsten	ska	ha	betydelse	även	för	andra	än	bara	en	själv,	även	om	upplevelserna	kan	
vara	olika.	
	
Jag	kommer	i	denna	text	att	placera	in	mitt	sätt	att	arbeta	och	se	på	konsten	i	en	liten	
konsthistorisk	överblick.	Under	åren	har	jag	intresserat	mig	för	konst	fast	jag	inte	
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aktivt	arbetat	med	konst.	Småningom	såg	jag	ett	mönster	i	den	konst	som	talade	till	
mig	speciellt	starkt.	Jag	är	medveten	om	att	jag	tydligt	har	plockat	upp	vissa	idéer	på	
vägen	och	gärna	vill	redogöra	för	varifrån	dessa	idéfrön	har	grott.	Vidare	tror	jag	som	
sagt	att	det	är	bra	att	kunna	se	sig	själv	i	ett	lite	bredare	sammanhang.	Dock	ska	här	
påpekas	att	det	jag	tar	upp	om	konsthistorien	är	ytterst	kort	och	översiktligt	men	hör	
som	jag	ser	det	ihop	med	hur	jag	själv	ser	på	det	jag	gör	och	där	jag	kunnat	visa	på	
influenser	i	mitt	eget	måleri	från	andra,	tidigare	konstnärer.		

Vår	tid	är	sorglöst	ointresserad	av	historia	på	känns	det	som,	vilket	resulterar	i	två	
uppenbara	villfarelser:	dels	tanken	att	man	är	mer	unik	och	exklusiv	i	sitt	uttryck	än	
vad	man	de	facto	är,	dels	pressen	att	uppfinna	hjulet	på	nytt	och	på	nytt	igen.	Jag	är	
produkten	av	ett	1900-tal	som	genomgått	enorma	förändringar	och	jag	har	alltid	varit	
intresserad	av	historia.	Mina	mor-	och	farföräldrar	föddes	i	Storfurstendömet	
Finland,	var	ryska	undersåtar	och	talade	svenska.	Länge	levde	vi	i	en	idé	om	
monokulturalitet	men	längre	en	två	generationer	behöver	vi	inte	gå	tillbaka	innan	
situationen	var	en	helt	annan.	Det	tidiga	1900-talet	känns	kanske	som	om	det	var	
länge	sedan.	Men	jag	har	haft	nära	relationer	till	människor	som	levt	under	tidigt	
1900-tal.	Då	blir	perspektivet	annorlunda.		

4 Modernismens århundrade 

Jag	kommer	att	i	de	kommande	avsnitten	att	skriva	om	den	konsthistoriska	bakgrund	
som	jag	ser	som	betydelsefull	för	mitt	eget	arbete,	rörelser,	idéer	och	konstnärer	som	
jag	känner	ett	släktskap	till	eller	som	inspirerat	och	påverkat	både	form	och	innehåll	i	
det	jag	själv	gör,	och	inte	minst	metod.	
	
Under	1900-talet	såg	ett	stort	antal	konströrelser	dagens	ljus	och	dessa	gav	upphov	
till	en	stor	mängd	manifest.	Man	ville	kommunicera	en	konst-	och	världsbild	och	
sprida	budskapet	om	sin	existens	och	vad	man	hade	för	ambitioner	med	den	
konstnärliga	verksamheten.	Ofta	gav	en	rörelse	upphov	till	en	motrörelse.	Krig,	
samhällsförändringar,	urbanisering	och	fortsatt	industrialisering,	nya	politiska	och	
filosofiska	rörelser	och	kyrkans	försvagade	grepp	om	människor	ledde	till	att	gamla	
ideal	slängdes	på	sophögen	och	man	ville	kapa	banden	med	gamla,	framför	allt	
romantiska	ideal	och	normer	för	hur	konst	skulle	se	ut.	

De	första	decennierna	under	1900-talet	innebar	alltså	en	uppsjö	av	nya	stilar,	uttryck	
och	tankar	på	ett	sätt	som	konsthistorien	inte	skådat	tidigare.	Modernismen	var	
livskraftig	och	framåtblickande,	samtidigt	väldigt	spretig	och	olika	-ismer	som	avlöste	
eller	gick	in	och	på	varandra	fullkomligt	forsade	fram.	Ingen	förblev	opåverkad,	vare	
sig	man	accepterade	de	nya	rörelserna	eller	inte	krävdes	det	att	man	förhöll	sig	till	
dem	på	något	sätt.	Modernismen	gick	inte	att	undvika.	

5 Ryskt avantgarde: den abstrakta konstens födelse? 

Eftersom	jag	målar	abstrakt	och	mitt	examensarbete	består	av	en	abstrakt	triptyk	har	
jag	i	samband	med	arbetet	ägnat	mycket	tid	åt	att	lära	mig	mera	om	den	abstrakta	
konstens	historia	och	utveckling.		

Den	abstrakta	konstens	födelse	har	ofta	förknippats	med	den	polsk-ryske	
ukrainskfödde	konstnären	Kazimir	Malevitj	(1878–1935)	svarta	kvadrat	som	visades	
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för	en	publik	för	första	gången	på	en	utställning	i	St.	Petersburg	1915.	Den	har	av	
många	setts	som	världens	första	abstrakta	målning.	Malevitj	kallade	den	kort	och	gott	
Kvadrat	(Pasanen,	2004,	s.	7).	Malevitj	kallade	sin	konstform	för	suprematism,	och	
den	kännetecknades	av	avskalade,	geometriska	former.	En	annan	rysk	suprematist	
var	Olga	Rozanova,	vars	tavla	med	fem	rektanglar,	tre	svarta,	en	i	lila	och	en	i	guld	hör	
till	en	av	mina	absoluta	favoriter	bland	suprematisternas	verk	(Gooding,	2001,	s.	19).		

Malevitj	hör	till	det	ryska	avantgardets	pionjärer	och	hans	inflytande	på	den	moderna	
konsten	under	1900-talet	är	obestridligt.	Han	målade	fram	till	ca	1915	i	en	kubistisk	
stil,	påverkad	av	den	franska	kubismen	med	Pablo	Picasso	och	Georges	Braque	som	
förgrundsfigurer.	Från	och	med	1913,	när	han	gjorde	sitt	första	abstrakta	verk,	gick	
han	småningom	över	helt	till	en	geometrisk,	abstrakt	konstform,	och	han	beskriver	
denna	utveckling	i	sitt	manifest	Från	kubism	till	suprematism	(Kazimir	Severinovich	
Malevich,	u.å.).	Efter	oktoberrevolutionen	1917	undervisande	han	i	Vitebsk	och	
Leningrad,	och	1927	fick	han	sitt	internationella	genombrott	i	samband	med	en	
retrospektiv	utställning	i	Berlin.	Han	anade	att	Vladimir	Lenins	död	(1924)	och	Lev	
Trotskijs	fall	och	uteslutande	ur	kommunistpartiet	(1927)	när	Josef	Stalin	tog	makten	
i	Sovjetunionen	skulle	innebära	en	stor,	negativ	förändring	för	den	modernistiska	
konsten	i	Ryssland.	Han	hade	rätt.	

Malevitj	hade	en	konstnärskollega	vid	namn	Aleksandr	Rodtjenko	som	målade	en	
målning	med	en	vit	kvadrat	som	svar	på	Malevitj’	svarta	kvadrat.	Rodtjenko	och	
Vladimir	Tatlin	utgjorde	förgrundsfigurerna	i	en	ny	rörelse	kallad	konstruktivism,	
som	hade	starka	samhällspolitiska	konnotationer	inspirerade	av	den	ryska	
kommunistiska	revolutionen.	För	den	nya	människan	som	skulle	skapas	i	det	nya	
sovjetiska	riket	behövde	en	ny	konst	(Artnet,	u.å,).	

Men	senare	konsthistoriker	har	konstaterat	att	abstrakt	konst	existerat	innan	
Malevitj	förbluffande	kvadrat	såg	dagens	ljus.	Hilma	af	Klint	hade	i	sin	esoteriska	och	
religiösa	konst	målat	abstrakt	redan	på	1890-talet	men	på	grund	av	att	hon	var	totalt	
okänd	och	inte	visade	sin	konst,	som	för	henne	endast	hade	relevans	som	en	vehikel	
för	den	andliga	värld	hon	ville	beskriva,	var	ingen	medveten	om	hennes	arbete	förrän	
långt	efter	hennes	död.	Hon	fick	sitt	stora	internationella	genombrott	först	på	2000-
talet.	Men	tanken	att	den	abstrakta	konsten	kom	fram	både	i	ryska	revolutionära	och	
nydanande	konstnärers	arbete	och	i	en	svenska	adelsdams	hemliga	projekt	är	
tankeväckande.		
	
Jag	har	alltid	sett	de	ryska	avantgardisternas	verksamhet	som	fascinerande.	Tanken	
var	att	skapa	en	verkligt	ny	konst,	som	var	objektivistisk	och	revolutionär.	Dessvärre	
fanns	efter	några	årtionden	inte	utrymme	längre	för	detta	nytänkande.	I	samband	
med	Stalins	tillträde	till	makten	i	Sovjetunionen	marginaliserades	avantgardismen	–	
den	modernistiska	konsten	stämplades	som	borgerlig	–	och	den	rådande	
konstformen	blev	det	socialrealistiska	ryska	måleriet	som	hade	som	uppgift	
förhärliga	sovjetsystemets	framgångar.	Det	fanns	inte	längre	något	utrymme	för	
revolutionerande	konst	från	och	med	slutet	av	1920-talet,	utövade	Stalins	
maktapparat	utövade	en	allt	genomgripande	kontroll	av	alla	samhällsdelar	och	
konstens	utgjorde	inget	undantag.	I	början	av	1930-talet	förbjöds	alla	fria	
konstgrupperingar	och	föreningar.	
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6 Tysk expressionism i första världskrigets skugga 

En	annan	av	de	väldigt	inflytelserika	rörelser	som	såg	dagens	ljus	i	början	av	
århundradet	var	den	tyska	expressionismen,	en	konstriktning	som	jag	alltid	funnit	
spännande	och	intressant.	Expressionismen	syntes	även	i	arkitektur,	teater	och	
litteratur,	men	här	avser	jag	expressionismen	inom	bildkonsten.	För	min	egen	del	var	
det	de	tyska	expressionisternas	användning	av	färg	och	deras	uttryck	som	präglades	
av	spontanitet	och	inte	bad	om	ursäkt	för	sin	existens,	som	gjorde	att	jag	tyckte	
expressionismen	var	en	outsinlig	källa	till	nya,	oväntade	upptäckter.		

Deras	strävan	efter	förändring	och	tro	på	konstens	inneboende	förmåga	att	förändra	
och	utveckla	kändes	uppriktig.	Det	fanns	en	stark	tro	på	att	de	idéer	de	företrädde	var	
en	samhällskraft	som	kunde	förändra	samhället	och	människors	liv.	Samtidigt	som	
detta	skedde	levde	människorna	i	Europa	i	förspelet	till	och	igenom	första	
världskriget.	Den	förstörelsekraft	som	stormade	igenom	Europa	ledde	till	imperiers	
undergång,	många	dog	i	samband	med	kriget	och	spåren	efter	detta	syntes	i	konsten.	
Sedan	följde	ett	1920-tal	med	en	fortsatt	kulturell	utveckling	med	influenser	från	
bland	annat	USA	(jazzens	intåg	i	Europa),	och	även	om	mellankrigstiden	innebar	
oroligheter	i	och	med	uppkomsten	av	extremrörelser	på	både	höger-	och	
vänsterkanten,	upplevde	konsten	ett	uppsving.	Tills	man	i	slutet	av	1930-talet	åter	
landade	i	krig	och	förintelse.		

De	tyska	expressionisterna	(som	ju	ingalunda	alla	var	tyskar,	Kandinskij	var	ryss,	
Paul	Klee	föddes	i	Schweiz	och	Oskar	Kokoschka	i	Österrike)	var	verksamma	under	
de	första	årtiondena	under	1900-talet	och	utgjorde	ett	slags	motrörelse	mot	den	
franska	impressionismen.	Expressionisterna	fokuserade	på	att	utrycka	känsla	och	
hämtade	sin	inspiration	från	bland	annat	så	kallad	primitivistisk	konst	men	tog	också	
starkt	intryck	av	de	franska	fauvisterna.	Speciellt	anses	en	utställning	med	de	franska	
fauvisternas	måleri	i	Berlin	1911	ha	haft	inflytande	på	den	tyska	expressionismens	
uppkomst	(Nationalencyklopedin,	u.å.).		

Första	världskriget	och	de	fasor	detta	innebar	hade	en	oerhörd	inverkan	på	de	tyska	
expressionisterna,	det	som	de	såg	som	likgiltighet	i	konsten	skulle	utmanas	av	en	
engagerad	konst,	som	också	visade	ett	politiskt	engagemang,	motstånd	mot	krig	och	
påverkan	av	kommunism	och	marxism	(Kaiser,	1996,	s.	13f).	

Eftersom	mitt	måleri	också	har	ett	uttryck	i	form	och	färg	som	är	väldigt	omedelbart	
ser	jag	att	jag	tydligt	är	influerad	av	och	arbetar	i	vad	man	kan	kalla	en	
expressionistisk	anda.	För	mig	själv	har	jag	svårt	att	identifiera	enskilda	konstnärer	
som	jag	ser	som	förebilder	eller	direkta	inspirationskällor,	men	när	det	kommer	till	
min	användning	av	färger	känner	jag	att	den	tyske	expressionisten	Emil	Nolde	(1867–
1956),	vars	verk	var	utställda	i	Åbo	konstmuseum	under	hösten	2019	(4.10–
5.1.2020).	Jag	besökte	denna	utställning	och	de	lämnade	ett	bestående	intryck	på	mig.		

Nolde	var	jämfört	med	de	andra	tyska	expressionisterna	något	äldre:	han	var	medlem	
i	gruppen	die	Brücke	men	ställde	också	ut	med	den	andra	signifikanta	gruppen	av	
tyska	expressionister	Der	blaue	Reiter	(Ketterer	Kunst,	u.å.),	där	stora	namn	som	till	
exempel	Vassilij	Kandinsky	och	Paul	Klee	var	aktiva.	Emil	Nolde	föddes	som	Emil	
Hansen	och	växte	upp	i	det	preussiska	hertigdömet	Schleswig-Holstein.	Han	hade	
danska	rötter	men	ändrade	senare	sitt	efternamn	till	Nolde	efter	sin	födelseort	
(German	Expressionism,	u.å.).		
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Nolde	var	något	av	en	anomali	i	den	stora	floran	av	tyska	modernister	och	
expressionister,	i	och	med	att	han	tidigt	anslöt	sig	till	det	nationalsocialistiska	partiet	
i	Tyskland.	Även	om	hans	konst	betraktades	som	”degenererad”	av	nazisterna	och	
hans	målningar	visades	i	samband	med	utställningen	Entartete	Kunst	i	München	
1937,	en	utställning	som	sammanställts	för	att	visa	den	i	nazisternas	tycke	urspårade	
och	”fula”	konst	som	bland	annat	den	expressionistiska	rörelsen	ägnade	sig	åt.	Nolde	
tog	trots	detta	egentligen	aldrig	avstånd	från	nazismen.	Han	ägnade	under	den	
nazistiska	perioden	i	stället	mycket	till	åt	att	måla	blommor,	landskap	och	
trädgårdmotiv.	Dock	med	samma	färgskalor	som	tidigare.	Noldes	användning	av	olika	
rödorangea,	gula,	lila,	blå	och	turkosgröna	färger	utgör	en	palett	som	påverkat	mig	i	
hög	grad.	

7 Abstrakt expressionism och the New York School 

Om	man	för	samman	begreppen	abstrakt	och	expressionism	landar	man	i	New	York	
och	USA.	Det	abstrakta	måleriet	spreds	ut	över	världen	i	samband	med	den	
konstnärsdiaspora	som	den	nazistiska	regimen	i	Tyskland	och	andra	världskriget	
förorsakade.	Många	betydande	konstnärer	flydde	från	Europa,	bland	dem	
Bauhausrelaterade	Paul	Klee,	Walter	Gropius	och	Laszlo	Moholy-Nagy,	medan	en	av	
de	stora	förgrundfigurerna	inom	den	abstrakta	konsten,	Piet	Mondrian,	tog	vägen	via	
England	till	USA	under	1940-talet.	Dessa	och	många	andra	konstnärer	med	rötterna	i	
Europa	och	Ryssland	kom	att	ha	en	enorm	inverkan	på	amerikansk	konst	från	1940-
talet	framåt.	

Den	europeiska	modernismens	intåg	i	USA	skedde	inte	enbart	genom	att	konstnärer	
bytte	kontinent.	Föreningen	American	Abstract	Artists	grundades	redan	1936.	The	
Museum	of	Non-objective	Painting	hade	grundats	1939.	Idag	känner	vi	museet	som	
Guggenheim,	eller	The	Solomon	R.	Guggenheim	Museum	som	det	heter	på	riktigt.	Det	
fanns	alltså	en	abstrakt	rörelse	i	USA	redan	i	slutet	av	1930-talet	(Whitney	Museum	of	
American	Art,	2022).	

Abstrakt	expressionism	har	kommit	att	stå	som	en	benämning	på	en	rörelse	med	säte	
i	New	York	under	efterkrigstiden.	Den	kallas	också	The	New	York	School.	Katy	Siegel	
beskriver	i	inledningen	till	Themes	and	Movements:	Abstract	expressionism	fenomenet	
som	en	kreativ	jordbävning	som	förändrade	den	moderna	konstens	landskap,	men	
medger	att	det	fortsättningsvis	är	svårt	att	definiera	vad	det	är	eller	var.	Många	av	
konstnärerna	som	associerades	till	begreppet	var	inte	särskilt	intresserade	av	att	
sorteras	in	under	det.	Man	ville	undvika	att	det	sattes		etiketter	på	deras	konst	
(Themes	and	movements:	Abstract	expressionism,	2011	s	14ff).	

Under	1950-talet	fick	den	abstrakta	expressionismen	sitt	stora	genombrott,	den	var	
den	nya	stilbildningen	som	alla	samlare,	gallerister	och	en	tidigare	ganska	motvillig	
publik	tog	emot	med	öppna	armar.	Konstnärerna	som	förknippas	med	rörelsen	
arbetade	med	mycket	olika	stilar,	de	hade	liknande	intressen	men	olika	praktiker.	
Jackson	Pollocks	actionmålning	och	Mark	Rothkos	färgfältsarbeten	brukar	lyftas	fram	
som	de	två	ytterligheterna.	Mellan	dem	fanns	en	glidande	skala	av	verk	som	trots	
stora	olikheter	samlades	under	samma	begrepp.	Det	gemensamma	var	känslan	av	
frihet	att	utrycka	sig	som	man	önskade,	utan	att	behöva	ta	normer	kring	komposition,	
färgval,	teknik,	motiv	i	beaktande	(ibid.	s	23ff).	
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Till	normbrotten	och	det	nya	uttrycket	bidrog	också	det	faktum	att	de	konstnärerna	
fick	göra	vad	de	ville	och	hur	de	ville	under	en	ganska	lång	tid;	det	fanns	varken	en	
marknad	eller	några	mecenater	som	man	var	tvungen	att	hålla	nöjda	(ibid.	s	26).	

Av	de	amerikanska	abstrakta	expressionisterna	var	många	kvinnor.	I	mitten	av	1900-
talet	var	kombinationen	kvinna	och	konstnär	förknippad	med	utmaningar	av	det	slag	
vi	fortfarande	ser	idag;	de	kvinnor	som	var	gifta	hade	stort	ansvaret	för	barn	och	
familj,	om	det	var	frågan	om	ett	konstnärspar	fick	kvinnan	vanligen	spela	en	biroll.	Ett	
känt	exempel	är	Lee	Krasner	som	stod	i	bakgrunden	och	arbetade	för	sin	make	
Jacksons	Pollocks	karriär	snarare	än	sin	egen.	Elaine	de	Kooning	befann	sig	länge	i	
skuggan	av	Willem	de	Kooning.	Idag	uppskattas	de	som	självständiga	konstnärer	utan	
att	de	nödvändigtvis	behöver	klumpas	ihop	med	sina	män.	

En	annan,	mindre	känd	kvinnlig	expressionist	som	ägnade	sig	åt	både	abstrakt	och	
föreställande	konst	var	Grace	Hartigan	(1922–2008).	Hon	ställde	länge	ut	under	
namnet	George,	ett	sätt	att	undvika	de	förutfattade	meningar	som	kritiker,	publik	och	
även	andra	konstnärer	visade	gentemot	kvinnor	som	var	konstnärer.	Namnet	George	
var	en	hommage	till	författaren	George	Elliott,	en	kvinnlig	romanförfattare	som	levde	
på	1800-talet	som	använde	denna	taktik	för	att	kunna	publicera	sina	romaner	fritt.		

Hartigan	var	medlem	av	the	New	York	School	och	en	av	dem	som	arbetade	primärt	
med	action	painting.	Hon	ägnade	sig	även	åt	föreställande	konst	med	motiv	som	var	
förknippade	med	den	kvinnliga	sfären,	avbildade	bland	annat	skyltdockor	iförda	
brudklänningar,	lyfte	fram	vardaglig,	populär	kultur,	vanligen	sådant	som	sågs	som	
lågkultur	och	som	hon	beskrev	som	det	som	är	”vulgärt	och	vitalt	i	det	amerikanska	
livet”	under	50-talet	(Museum	of	Modern	Art,	2021).	Hon	mutade	in	ett	område	som	
andra	inte	såg	som	betydande	eller	intressant.	Hennes	abstrakta	arbeten	var	stora	
och	hon	var	starkt	influerad	av	både	Henri	Matisse	och	Jackson	Pollock.	När	hon	
under	i	början	av	1950-talet	tyckte	att	hon	kört	fast	började	hon	studera	de	stora	
spanska	mästarna	bland	andra	Francisco	de	Goya	och	Diego	Velasquez,	men	behöll	
sin	palett	med	starka	färger.		

Hartigan	fungerade	under	nästan	50	år	som	lärare	och	kom	att	starkt	påverka	en	
yngre	generation	av	konstnärer.	Grace	Hartigans	kanske	starkaste	arv	var	att	hon	inte	
kom	att	utveckla	någon	egen	signaturstil,	hon	undvek	att	fastna	i	manér	och	hennes	
devis	kom	att	vara	”no	rules”,	”jag	måste	känna	mig	fri	att	måla	vad	jag	känner	för”	
(ibid.).	Jag	uppfattar	henne	som	en	ständigt	sökande	konstnär,	befriad	från	tanken	att	
skapa	en	egen	stil	och	hålla	sig	till	den.	Hartigans	uttalat	tillåtande	attityd	gentemot	
henne	själv	känns	fräsch	i	en	konstvärld	där	många	såg	ut	att	måla	samma	verk	på	
nytt	under	en	hel	karriär.	

8 En triptyk i akryl: förarbete och val 

Den	triptyk	jag	presenterar	som	mitt	examensarbete,	är	en	del	av	ett	ständigt	
målande	som	jag	arbetat	med	utan	egentliga	pauser	i	drygt	två	år.	Jag	har	med	andra	
ord	målat	väldigt	mycket	och	förutom	att	jag	prövat	mig	fram	när	det	gäller	vilka	
praktiska	egenheter	teknik	och	material	har,	och	vad	som	händer	när	man	gör	olika	
val	(vilken	slags	pensel,	hur	mycket	behöver	jag	blanda	ut	en	färg	för	att	få	ett	önskat	
resultat,	ska	jag	använda	mig	av	både	pastellkrita	och	akrylfärg?),	har	det	största	och	
svåraste	delen	varit	att	hitta	ett	tilltal	som	känns	personligt.	Jag	har	inte	gett	triptyken	
ett	namn	men	jag	ser	på	den	som	ett	slags	självporträtt.	I	förlängningen	säger	allt	man	
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gör	något	om	en	själv	men	här	har	jag	tagit	fram	element	som	på	många	sätt	präglar	
min	egen	personlighet	och	mina	egna	erfarenheter.	

Nu	ville	jag	lyfta	fram	både	detaljer	och	helheter,	visa	både	ett	lugn,	något	avskalat	
men	med	mycket	rörelse	och	aktivitet.	Figurativa	element	och	abstraktion	var	det	
resultatet	blev	i	slutändan.	Ambiguitet	och	konstraster	(inte	bara	färgmässigt)	i	ett	
verk	är	något	som	alltid	lockat	mig.	

Misstag	och	experiment	och	ett	stort	antal	målningar	jag	kallar	försök	har	föregått	
triptyken,	i	mindre	format	där	jag	testat	framför	allt	hur	de	färger	jag	använt	beter	
sig.	Jag	har	målmedvetet	försökt	hitta	svar	och	lösningar	på	vad	jag	tyckt	har	varit	
problematiskt	i	mitt	måleri.	Förarbetet	för	en	triptyk	som	kanske	ser	ut	att	vara	enkel	
till	sin	komposition	och	till	sitt	utförande	har	föregåtts	av	en	hel	del	förarbete	och	
problemlösning.	I	förarbetet	har	jag	tillåtit	mig	att	provocera	fram	slumpmässiga	
detaljer,	till	exempel	med	att	måla	och	skrapa	med	olika	verktyg	i	ytan	när	färgen	
ännu	var	våt,	något	som	jag	dock	valde	att	inte	göra	i	samband	med	examensarbetet.	
Tanken	var	att	de	färdiga	målningarna	skulle	bära	drag	av	spontanitet,	rörelse	och	
dynamik	även	om	jag	prövat	ut	det	mesta	i	teknikväg	innan.	Själva	motiven	har	jag	
däremot	låtit	växa	fram	under	arbetets	gång.		

En	tom	duk	tvingar	en	att	ställa	sig	själv	frågor	och	göra	val.	Jag	gör	aldrig	skisser	för	
mina	tavlor,	jag	fattar	besluten	under	själva	processen.	Det	jag	beslutar	är	vilka	färger	
jag	använder,	att	jag	börjar	med	färgfälten	och	sökt	ett	slags	balans	–	eller	obalans	–	i	
dessa.	

För	mig	startar	måleriprocessen	ofta,	också	här,	med	att	jag	funderar	på	vilka	färger	
jag	ska	använda.	Jag	arbetar	med	en	begränsad	palett,	något	jag	har	märkt	håller	i	
gång	min	kreativitet.	Genom	att	begränsa	antalet	färger	utmanar	jag	mig	själv	och	
skapar	tydliga	parametrar	eller	ramar	för	måleriet.	Vid	behov	går	jag	utöver	dessa	
begränsningar	om	jag	ser	att	det	fyller	en	funktion	i	det	arbete	jag	håller	på	med.	
Regler	är	till	för	att	brytas,	men	det	jag	har	till	denna	del	en	klar	utgångspunkt	jag	
startar	ifrån.	I	det	här	arbetet	valde	jag	att	arbeta	med	gult,	turkosblått	och	lila,	rena	
färger	och	resultatet	av	en	längre	process	där	jag	arbetat	med	fler	färger	och	i	olika	
kombinationer.	Mitt	val	av	just	dessa	färger	grundar	sig	i	att	jag	tycker	att	de	
kommunicerar	med	varandra	på	ett	intressant	sätt,	jag	väljer	gärna	kontrastfärger.	

Färgerna	jag	använt	är	väldigt	tunna.	Grundfärgen	jag	satt	på	dukarna	har	en	yta	som	
är	kritaktig	och	suger	i	sig	mycket	av	färgen	och	den	torkar	snabbt	även	om	den	
innehåller	ganska	mycket	vatten.	Det	gör	att	man	är	tvungen	att	arbeta	väldigt	snabbt,	
och	jag	arbetar	väldigt	intuitivt	när	jag	med	början	med	en	målning.	I	min	triptyk	har	
jag	börjat	med	den	gula	färgen,	sedan	blått	och	sist	lila.	Jag	lämnade	medvetet	vita	fält	
mellan	de	färgfält	jag	applicerade	på	grunden.	Orsaken	till	det	är	att	jag	inte	vill	fylla	
hela	duken	med	färg,	jag	lämnar	öppningar	som	ett	slags	andningshål.		

Tanken	är	alltså	att	det	ska	finnas	element	där	det	händer	något	(konturerna),	ytor	som	
har	en	avstannande,	lugnade	effekt	som	man	kan	vila	i	(färgytorna)	och	element	där	det	
inte	händer	någonting	alls	(de	vita	fälten).	
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9 Horror vacui och processmåleri 

Ofta	har	jag	fallit	in	i	tänkandet	”vad	ska	jag	fylla	den	här	ytan	med?”	när	jag	arbetat	
med	tidigare	målningar.	Säkert	ett	utslag	av	horror	vacui,	rädslan	för	tomma	ytor,	att	
arbetet	inte	är	färdigt	innan	allt	har	fyllts	med	färg.	Med	de	här	målningarna	lät	jag	de	
första	färgfälten	gå	ut	över	kanten	på	duken	och	de	vita	fälten	kan	mot	en	vit	vägg	se	
ut	som	om	de	är	en	del	av	bakgrunden	snarare	än	själva	tavlan.	Därför	undviker	jag	
oftast	också	att	rama	in	mina	målningar,	jag	vill	ge	en	känsla	av	att	det	finns	en	
fortsättning,	eller	åtminstone	möjligheten	till	en	sådan	som	går	utöver	själva	verket.	
Jag	funderar	ofta	på	var	en	målning	börjar	och	var	den	tar	slut,	både	i	tiden	och	i	
rummet.	

Den	snabba	inledningen,	där	jag	jobbat	med	i	regel	två	lager	färg	i	fälten,	gick	sedan	
över	i	en	process	av	tittande.	Jag	satte	mycket	tid	på	att	se	på	mina	målningar	i	detta	
skede.	Det	andra	lagret	av	färg	går	ofta	över	det	undre	lagret,	kanterna	är	ojämna,	de	
runda	figurerna	är	inte	cirkelrunda,	och	man	kan	se	hur	jag	använt	ganska	stora	
rörelser.	Vi	är	vana	att	se	rena,	väl	avrundade	ytor	i	till	exempel	grafisk	design	och	de	
illustrationer	som	möter	oss	i	magasin,	dagstidningar	och	på	webben.	Jag	har	strävat	
efter	att	komma	bort	från	de	avgränsade,	avslutade	färgfälten,	det	precisa	och	
kontrollerade.	Resultatet	kan	möjligen	kännas	störande	för	en	blick	som	är	van	att	se	
andra	typer	av	bilder.	Spåren	av	penseln	syns,	man	kan	se	hur	armen	förts	över	
duken	och	på	ett	antal	ställen	finns	de	mindre	fält	där	färgerna	går	in	i	varandra.	Det	
finns	också	färgdroppar.	Med	de	här	målningarna	började	jag	med	att	sätta	duken	på	
golvet	och	måla.	Jag	gick	runt	duken	och	arbetade	från	olika	håll	och	ville	undvika	att	
resultatet	skulle	se	alltför	tillrättalagt	ut.	

Att	sitta	på	en	stol	och	se	på	sitt	arbete,	gå	närmare	och	längre	bort	ifrån	och	försöka	
utforska	vad	målningen	vid	detta	tillfälle	har	att	säga,	är	för	mig	är	en	viktig	del	i	
processen.	I	den	här	delen	av	arbetet	vände	jag	på	duken	och	såg	på	den	ur	alla	
upptänkliga	vinklar.	I	det	här	skedet	hade	jag	inte	bestämt	mig	för	på	vilken	led	den	
slutliga	målningen	skulle	komma	att	vara.	Jag	upplevde	att	jag	förde	en	dialog	med	
det	jag	såg	i	min	målning,	färgfälten	förde	mig	vidare.	Ur	de	första	färgfälten	jag	målat	
lyfte	jag	upp	linjer,	former	och	figurer.	Jag	valde	att	använda	ultramarin	för	
konturerna,	främst	för	att	jag	tyckte	att	svart	skulle	föra	tankarna	för	mycket	till	
serier.		

Jag	ville	skapa	stora	ytor	men	även	betona	de	mönster	och	motiv	jag	uppfattar	i	
bakgrunden,	som	jag	gärna	låter	vara	mera	spontan.	Rena,	opaka	ytor	uppfattar	jag	
som	stängda.	Jag	ville	upprätthålla	ett	slags	dialog	med	min	målning	medan	jag	
arbetade	med	den.	Det	kräver	många	pauser	och	mycket	tittande.	Jag	ägnade	mycket	
tid	åt	att	se	på	hur	bakgrunden	svarade	på	mina	linjer	och	mitt	arbete	med	penseln.	
Idén	var	att	skapa	något	figurativt	och	kanske	organiskt	ur	det	som	först	bara	var	
färgfält.	Jag	arbetade	ofta	med	flera	av	målningarna	samtidigt.		

Genomgående	sökte	jag	ett	svar	eller	flera	svar	på	något	jag	kanske	inte	riktigt	kunde	
formulera	i	ord	genom	mitt	måleri.	Det	var	en	ständigt	pågående	process	–	eller	ett	
flöde	–	där	jag	ständigt	ville	söka	mig	vidare.	Jag	planerade	inte	målningarna	speciellt	
ingående,	förutom	att	jag	visste	att	jag	skulle	börja	med	att	skapa	färgfält	i	ett	
begränsat	antal	färger.	Jag	gjorde	inga	skisser.	Jag	har	noterat	att	jag	tycks	arbeta	
baklänges	i	jämförelse	med	hur	andra	abstrakta	konstnärer	lägger	upp	sitt	arbete.	Till	
exempel	den	unga	brittiska	konstnären	Jadé	Fadojutimi	(född	1993)	–	för	övrigt	
aktuell	i	Venedigbiennalen	2022	–	gör	avstamp	i	fria	linjer	(i	hennes	fall	ofta	med	
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pastell-	eller	oljekrita)	som	hon	sedan	har	som	bakgrund	i	sina	färgfält	(Institute	of	
Contemporary	Arts,	2021),	medan	jag	utgår	från	färgfält	och	skapar	linjer	och	
konturer	efteråt.		

Grace	Hartigan	har	i	en	intervju	som	är	gjord	av	Smithsonian	American	Art	Museum	
formulerat	följande	tankar	om	sin	egen	arbetsprocess	som	känns	mycket	nära	det	jag	
försöker	omsätta	i	mitt	eget	måleri:	”I’m	a	process	artist.	You	start	off	with	an	idea	
and	the	ideas	keep	coming	as	you’re	creating	and	eventually	the	painting	tells	you	
what	it	wants.”	(Smithsonian	American	Art	Museum,	2009)	

10 Färger och figurativa former: samtalet 

Det	var	viktigt	för	mig	att	färgfälten	skulle	kännas	levande,	att	de	gick	in	i	varandra,	
vilket	också	skapade	en	känsla	av	djup	och	att	ytan	släppte	igenom	ljus	från	
bakgrunden	och	att	de	breda	penslarna	gjorde	spår	som	jag	kunden	arbeta	vidare	
med.	Jag	målade	ofta	i	lager	och	penseldragen	fick	gå	i	olika	riktning	och	skapa	ränder	
eller	rutmönster.	Eftersom	jag	i	detta	skede	arbetade	med	mycket	tunna	lager	av	färg	
är	de	ränder,	rutor	och	mönster	som	bildas	väldigt	vaga.		

De	färgfält	jag	målade	innehåller	en	subtil	textur	som	kommunicerar	till	mig	och	jag	
använde	dem	för	att	genom	konturer	skapa	ett	slag	av	kommunikation	mellan	delar	i	
tavlan	som	annars	kanske	inte	synbart	var	i	direkt	kontakt	med	varandra.	

Det	andra	lagret	fick	gå	utanför	kanterna	på	det	första	lagret.	Som	sagt	fick	färgerna	
också	gå	på	och	in	i	varandra,	jag	är	varit	väldigt	förtjust	i	det	som	kallas	misspass	när	
man	trycker	grafik.	Det	ger	ett	djup	och	ibland	en	känsla	av	rörelse,	eller	kanske	ett	
slags	vibration,	speciellt	i	de	fall	där	det	handlar	om	kontrastfärger	eller	
halvkonstraster	som	möts	och	krockar.	Det	får	gärna	finnas	element	som	aningen	
irriterar	blicken.		

Jag	lade	också	till	små	fält	av	en	neonrosa	färg	som	bröt	av	mot	de	andra	färgerna.	
Idén	här	var	att	de	leder	betraktaren	in	i	målningen,	eftersom	de	poppar	ut	från	
tavlan,	man	lägger	snabbt	märke	till	dem	även	om	de	rosa	ytorna	är	få	och	små.	
Linjerna,	konturerna	leder	vidare	blicken	vidare	in	i	och	mellan	de	större	färgfälten.	
Här	tänkte	jag	i	termer	av	en	viss	styrning	av	åskådarens	blick.	

Det	organiska	i	mitt	måleri	gör	att	betraktaren	småningom	börjar	tolka	de	former	
som	bildas	som	växter	eller	djur,	eller	delar	av	växter	och	djur.	Den	mänskliga	blicken	
letar	omedvetet	efter	något	bekant.	Jag	undvek	räta	linjer	och	rena	geometriska	
figurer,	eller	ens	något	som	ens	kunde	påminna	om	detta.	Det	ser	att	det	finns	drag	av	
popkonst	i	mitt	måleri,	linjer	och	figurer	som	till	exempel	påminner	om	seriefigurer.	
Själv	växte	jag	upp	med	serietidningar	och	magasin	och	är	impregnerad	med	den	
typen	av	ikonografi.	Popkonsten	var	en	motrörelse	till	den	abstrakta	expressionismen	
där	man	ville	lyfta	fram	det	vardagliga,	det	som	var	ready	made,	populärkulturen	som	
alla	hade	tillgång	till,	medan	abstrakt	konst	sågs	som	onödigt	svårtillgänglig	och	en	
del	av	en	högkultur	som	inte	öppnades	sig	för	det	stora	flertalet.	Det	finns	också	en	
glidning	mot	graffiti	och	street	art	i	min	triptyk.	Ibland	undrar	jag	om	jag	i	mitt	måleri	
intuitivt	kommer	att	gå	igenom	hela	konsthistorien	från	tidigt	1900-tal	framåt.	Å	
andra	sidan	vet	jag	att	jag	kommer	att	arbeta	med	andra	tekniker	och	medel	
framöver.	Det	finns	så	mycket	jag	vill	göra.	
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På	ett	rent	konkret	plan	det	man	ser	i	mina	målningar	och	hur	man	ser	dem	är	
beroende	av	hur	nära	eller	hur	långt	man	står	ifrån	målningen.	Jag	är	intresserad	av	
hur	man	uppfattar	olika	detaljer	på	olika	håll,	helheter,	enskilda	linjer	eller	
formationer	av	linjer.	Men	faktum	är	att	genom	att	jag	valde	ett	ganska	stort	format	
och	skapade	stora	ytor	har	jag	tänkt	mig	att	triptyken	ska	ses	på	längre	håll,	dvs	inte	
från	en	meter	ifrån.	Med	ett	avstånd	på	tre	till	fyra	meter	ser	man	målningarna	som	
jag	ungefär	tänkt	mig.	

Mina	målningar	rör	sig	alltså	i	ett	uttryck	av	färger	och	figurativa	former	som	
samtalar	med	varandra.	Jag	ville	skapa	en	känsla	av	rörelse	men	också	en	känsla	av	
tyngd	och	lätthet	på	samma	gång.	Jag	sökte	medvetet	ambiguitet	och	ambivalens.	På	
det	sättet	kände	jag	att	jag	skapade	en	öppenhet	i	det	jag	gjorde.	Jag	vill	bjuda	in	och	
kommunicera,	inte	styra	tolkningar	och	upplevelser	hos	den	som	möter	mina	verk.	

11 Slutord: en metafor om konstens uppgift 

En	enskild	konstnär,	det	relativt	ensamma	arbetet	till	trots,	existerar	som	tidigare	
konstaterats	alltid	i	ett	sammanhang.	Jag	tänker	ibland	på	mykorrhiza	som	en	
metafor	för	hur	jag	ser	på	konsten	och	konstnärens	arbete.	Mykorrhiza	är	
svampmycel,	ett	slags	rottrådar	under	jorden	som	tillsammans	med	andra	växters	
rötter	bildar	ett	system	som	fungerar	som	ett	underjordiskt	nätverk,	som	bland	annat	
förenar	träd	med	varandra.	Det	skapas	en	symbios	mellan	svamp	och	träd.	Ett	
exempel	på	hur	detta	fungerar	är	lärksoppen	som	inte	kan	växa	utan	lärkträdets	
rotsystem.	Det	fungerar	även	i	motsatt	riktning,	forskning	har	visat	att	träd	som	
drabbas	av	något	slag	av	parasit	kan	via	det	underjordiska	nätverket	av	svampmycel	
varna	andra	träd	för	angrepp,	och	få	hjälp	att	stå	emot	angreppet	tack	vare	mycelet.		

Trädrötter	och	svampmycel	existerar	tillsammans	i	ett	nätverk	som	gör	att	skogen	är	
ett	enda	stort	kommunikativt	system,	även	om	det	inte	syns	på	ytan	(Wohlleben,	
2016,	s.	19f).	Metaforen	jag	tänker	mig	är	följande:	konsten	är	mykorrhizan	genom	
vilken	vi	förmedlar	budskap	till	andra	människor,	och	tar	emot	budskap	genom.	
Ibland	är	vår	uppgift	att	varna,	att	berätta	om	händelser	som	sker	på	en	annan	plats	
än	där	i	just	nu	befinner	oss.	När	detta	skrivs	är	läget	i	Ukraina	akut.	Under	ytan	
arbetar	konstnärer,	författare,	musiker	och	andra	kulturarbetare	med	att	tala	om	det	
som	sker.	Kommunikationen	är	livsviktig.	
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