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1. Expressionismen inom 1900-talets bildkonst 

Med	avsiktligt	disharmoniska	färger	och	ett	formspråk	väsensskilt	från	perspektiviska	

principer	spränger	sekelskiftskonstnärerna	kring	1900	sönder	normerna	och	idealen	från	

1800-talets	konst.	Så	blir	de	också	kallade	vilddjur	”Les	Fauves”	som	kastat	loss	alla	

hämningar	för	att	hänge	sig	åt	ett	anti-naturalistiskt	måleri	så	långt	ifrån	verkligheten	som	

man	bara	kan	komma	med	bibehållen	figurativ	motivkrets.	Det	är	fransmännen	som	börjar	

och	Paris	är	fortfarande	kulturens	huvudstad	i	den	västerländska	civilisationen.	I	Harmoni	i	

rött	från	1908	summerar	Henri	Matisse	[H&F	bild	19.10]	det	som	leder	vidare	till	

expressionismen:	över	den	stora	fyra	kvadratmeters	målningen	flödar	klara	färger	i	rött,	

blått,	gult	och	grönt	i	mönsterformer	som	letar	sig	från	bordsduken	till	tapetväggen	utan	

att	besväras	av	perspektiv	eller	andra	rumsskapande	hjälpmedel.	En	kvinna	i	

serveringsförkläde	ordnar	med	frukter	på	ett	uppläggnings	på	fot,	bordet	är	redan	dukat	

med	dryckeskaraffer	med	proppar	och	till	vänster	hänger	en	tavla	med	utomhusmotiv,	det	

kan	även	vara	ett	fönster	i	väggen.	Det	är	egentligen	inte	intressant	vad	som	försiggår.	Det	

är	vackert	att	titta	på	och	det	ger	uttryck	för	livs-	färg-	och	formglädje.		

	

Så	var	det	i	Frankrike.	Men	hur	blev	det	i	Tyskland?	Ja,	inte	är	det	i	en	glädjefylld	livslust	

som	konstnärerna	sökte	nya	vägar.	Snarare	var	det	känslan	av	oro,	frustration	och	

besvikelse	visavi	den	moderna	världen.	Antingen	sökte	de	sig	tillbaka	till	något	oförstört	

ursprungligt,	en	spiritualitet	som	de	trodde	sig	finna	i	primitiva	kulturer	eller	i	de	

nationalistiska	anti-franska	strömningarna.	Det	är	här	som	expressionismen	mer	och	mer	

närmar	sig	abstraktioner.	I	gruppen	"Den	blå	ryttaren"	samlades	från	1911	det	tyska	avant	

gardet	kring	ryssen	Vassily	Kandinsky	(1866-1944)	och	den	15	år	yngre	Franz	Marc	(1880-

1916).		Bägge	experimenterade	innan	första	världskriget	bröt	ut	1914	med	att	uttrycka	

sina	innersta	känslor	och	sin	antimaterialistiska	värdegrund	i	abstrakta	målningar.	[H&F	

bilderna	19.18,	19.19	och	19.20].		

	

Vid	tiden	före	nästa	stora	världskrig	1939-45	flyttar	den	europeiska	dominansen	i	

konstlivet	över	till	den	amerikanska	kontinenten,	USA,	och	storstäderna	New	York,	Chicago	

och	Los	Angeles.	Strömmen	av	politiska	flyktingar	från	Europa,	konstnärer,	

vetenskapsmän,	musiker	och	författare	dränerade	den	gamla	världen	men	gav	impulser	i	

den	nya.	Och	det	är	de	inhemska	amerikanska	konstnärerna	som	nu	leder	konstlivet	in	i	

den	rent	abstrakta	expressionismen.	Och	de	gör	det	utan	programförklaringar	och	utan	

specifika	grupperingar	som	européerna	hade	fyllt	1900-talets	första	hälft	med,	över	
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dussinet	olika	ismer,	alla	med	sina	egna	manifest.	Efter	de	bägge	världskrigen	och	

förintelsen	uppfattades	surrealismen	inte	längre	som	en	yttersta	gräns	för	vad	det	

undermedvetna	kunde	åstadkomma;	verkligheten	var	så	mycket	orimligare	och	monstruös.	

Motiv	och	objekt	måste	nu	tillintetgöras	och	målningarna	ses	som	händelser	snarade	än	

som	bilder.	Det	är	det	fysiska	mötet	mellan	det	material,	t.ex.	färg,	som	konstnären	tillför	

ett	underlag,	t.ex.	en	duk.	Detta	kallas	Action	Painting.	För	Jackson	Pollock	(1912-1956)	

ledde	hans	bristfälliga	talang	att	måla	traditionellt	honom	till	att	ge	upp	alla	försök	med	

staffli,	palett	och	penslar	för	att	istället	droppa	ut	färgen	direkt	på	den	plana	15	

kvadratmeter	stora	duken	på	ateljégolvet.	Pollock	gick	ovanpå	underlaget	och	kämpade	

med	emaljfärgen	utan	att	bry	sig	om	motiv	[H&F	bild	21.4]	nu	kunde	inget	heller	bli	fel	

eller	dåligt	för	verket	äger	sitt	eget	liv	och	konstnären	fungerar	som	ett	medium.	

	

Från	sent	1970-tal	till	mitten	av	1980-talet,	kom	ett	måleri,	den	postmoderna	

neoexpressionismen,	som	motreaktion	till	de	intellektuella	rörelserna	minimalistisk	och	

konceptuell	konst.	Man	ville	nu	återuppliva	förmågan	att	aktivera	fantasin,	myter	och	

känslor,	t.o.m.	med	romantiska	motiv.	Man	målade	yppigt	och	färgrikt,	antingen	figurativt	

eller	abstrakt.	Julian	Schnabel	(f.	1951)	tar	ut	svängarna	på	14,5	kvm	ponnyhud	som	han	på	

ett	dadaistiskt	sätt	fyllt	med	allehanda	brutala	symboliska	bilder	och	t.o.m.	hämningslöst	

applicerat	hjorthorn	på.	[H&F	bild	22.12	Förhistoria...]	

Målningarna	utstrålar	oro,	spänning,	utanförskap	och	tvetydighet.		OCH	man	menade	att	

det	var	fåfängt	att	jaga	efter	innovationer	inom	konsten.	Ett	konstnärskap	som	fascinerat	

mig	är	Paula	Regos,	född	1935	i	Lissabon	och	Londonbo	sedan	40-års	åldern.	Hon	målar	

figurativt	men	inte	desstomindre	skrämmande,	i	en	uttalad	1980-tals	europeisk	feminism,	

som	vänder	på	begreppen,	t.ex.	i	målningen	The	Family	från	1988	[Chadwik,	bild	250)	där	

kvinnorna	utsätter	mannen	för	våldtäkt.		

	

Vi	har	idag	fyra	(eller	tre	och	en	halv)	konstinriktningar	inom	expressionismen.	Vad	hålls	

samman	under	det	ordet?	Kunskapens	bok	från	1950-talet	ger	expressionismen	en	mycket	

kortfattad	och	precis	definitionen.	Det	är	konströrelsen	som	utgick	från	konstnärens	

subjektiva	inre	perception	av	motivet.	Naturalismens	och	impressionismens	

naturtrogenhet	med	motiven	upplevdes	som	hämmande.	Detta	resulterade	i	att	

formgivning	deformerades,	att	man	valde	uttrycksfulla	färger	och	att	penselföringen	blev	

grov	och	dramatisk.	Främsta	företrädare	var	van	Gogh	och	Edward	Munch.	Några	år	

dessförinnan	hade	fauvismen	banat	väg	för	modernismen	med	sin	stiliserade,	färgrika	och	

ytdekorativa	konst	som	presenterades	för	allmänheten	i	Paris	på	Salon	des	Indépendent	
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1906	med	framförallt	Henri	Matisses	konst.	Den	abstrakta	expressionismen	efter	andra	

världskriget,	med	tillägget	ACTION	PAINTING,	var	ett	svar	på	frågan	vad	som	var	möjligt	

att	skapa	i	kölvattnet	på	det	totala	sammanbrottet	för	en	civilisation	som	hade	

atombombningar	i	bokslutet.	Var	skulle	konsten	nu	finna	drivkraft	och	inspiration?	

Whitney	Chadwick	menar	att	den	abstrakta	expressionismens	särdrag	är	storskaligheten,	

handlingskraften	och	energin,	alla	metaforer	för	maskulinitet.	50-talets	abstrakta	

expressionism	skulle	mycket	väl	kunna	ha	ett	annat	namn,	t.ex.	nöjt	sig	med	Action	

Painting,	men	det	fanns	väl	också	en	lockelse	i	att	anknyta	till	en	europeisk	ism	när	

konstens	centrum	flyttade	från	Europa	till	New	York	i	USA.		

	

Med	neoexpressionismen	är	det	annorlunda.	Konsten	efter	den	abstrakta	expressionismen	

hade	kommit	till	vägs	ände	i	motsatt	riktning	med	det	minimalistiska	[Chadwik,	bild	206,	

Eva	Hesse,	Hang	Up	1966	och	H&F	bild	22.10,	Agnes	Martin,	The	Gate	1985.]	och	

frågeställningen	var	inte	längre	om	det	skulle	vara	abstrakt	eller	figurativt,	inte	heller	hade	

man	behov	att	bearbeta	trauman.	Man	var	fri	att	måla	precis	som	man	ville,	föreställande	

var	o.k.,	referenser	var	också	o.k.	och	man	var	framförallt	inte	tvungen	att	hitta	på	något	

alldeles	nytt.	Konstnären	fick	uttrycka	sig	efter	eget	tycke	med	eget	uttryck.	Det	är	enligt	

min	mening	expressionismens	essens.	

	

	

Källor:	

Honour,	Hugh	&	Fleming,	John,	A	world	history	of	art,	Rev.	7.	ed.,	Laurence	King,	London,	

2009	

	

Chadwick,	Whitney,	Women,	art,	and	society,	5.	ed.,	Thames	&	Hudson,	London,	2012	

	

Neoexpressionism	Wikipedia,	The	Free	Encyclopedia.	Hämtad	26	augusti	2021	

https://sv.wikipedia.org/wiki/Neoexpressionism	

Kunskapens	bok:	Natur	och	kulturs	illustrerade	uppslagsverk	för	hem	och	skola.	4.omarb.	

uppl.	(1952).	Stockholm	
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2. Gaudí, Wagner och Gropius (5 poäng) 
Arkitekterna Antonio Gaudí, Otto Wagner och Walter Gropius var tre förgrundsgestalter 
inom det tidiga 1900-talets arkitektur. Vilka var de? Nämn något om deras teorier och 
idéer kring arkitektur. 

Analysera (utifrån exempelvis form, funktion, rumsgestaltning, planlösning, färg, 
material, förhållande till plats med mera) minst ett typiskt arkitektoniskt verk för var och 
en av dessa arkitekter. Vad kännetecknar deras respektive verk? Peka på några 
likheter och skillnader mellan dem som kan vara intressanta för att belysa det tidiga 
1900-talets arkitektur. 
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3.	Svensk	modernism	i	mellankrigstidens	bildkonst	

Svenska	konstnärer	kunde	efter	första	världskriget	åter	åka	till	kontinenten.	I	Paris	fanns	

den	kosmopolitiska	miljön	och	de	konstnärsledda	privata	ateljéerna	med	undervisning	i	

det	moderna	måleriet.	Målarkonstens	avantgarde	hade	före	och	under	kriget	fört	konsten	

till	ett	mångfacetterat	tillstånd	som	nu	var	åtkomligt	även	för	nordbor.	Manifesten	avlöste	

varandra	som	på	löpande	band;	i	Frankrike	verkade	fauvisterna	och	i	Tyskland	

expressionisterna.	Futurismen	uppstod	i	Italien	och	Ryssland	och	dadaismen	fördes	via	

Schweiz	från	Rumänien	till	Paris	där	kubismen	och	surrealismen	kom	satt	bli	de	verkligt	

stora	rörelserna.	Och	svenskarna,	trötta	på	den	konventionella	konsten	med	traditionellt	

genremåleri	mötte	ingen	förståelse	för	sina	tavlor.	En	färgstarkt	skildrad	verklighet	var	

länge	mer	gångbar	för	bildkonstens	publik	i	Sverige	efter	första	världskriget	än	

avantgardistisk	postkubistisk	abstrakt	konst.	Alltså	fick	man	dra	ned	på	kontinenten	och	

insupa	atmosfären	kring	konstnärer	som	Picasso,	Fernand	Léger	och	Joan	Miró.	Det	finns	

väldigt	många	namnkunniga	svenska	modernister	att	välja	mellan	för	den	här	uppgiften.	

Jag	börjar	med	Gösta	Adrian-Nilsson,	GAN	(1884-1965)	vars	kubistiska,	futuristiska	och	

färgexplosiva	tavla	Hästtämjaren	från	1916	finns	på	sid	163	i	Konst	och	visuell	kultur	i	

Sverige	1810-2000.		

Även	om	flertalet	svenska	unga	konstnärer	valde	Paris	hade	många	svenskar	före	kriget	

sökt	sig	till	Tyskland	och	GAN	kom	i	Berlin	i	kontakt	med	det	nya	i	hela	sin	spännvidd,	som	

bl.a.	den	tyska	expressionismen	i	Vassily	Kandinsky	och	Franz	Marcs	måleri.	Denna	

påverkan	bidrog	till	GAN:s	utanförskap	i	ett	Sverige	som	tog	sina	förebilder	av	det	franska	

avantgardet.	Idag	skattas	GAN	för	sina	egensinniga	modernistiska	verk	medan	han	under	

sin	livstid	bildligt	talat	stångade	pannan	blodig	i	början	när	han	genom	målningar	och	i	

artiklar	talade	för	modernismen.	Med	sitt	manifest	från	1922,	Den	gudomliga	geometrin.	En	

uppsats	om	konst		använde	GAN	sig	av	det	kontinentala	sättet	för	konstnärer	att	på	en	gång	

propagera,	förklara	och	försvara	sin	konst.	Här	kommer	han	nära	såväl	futurismen	som	

teosofiska	tankegångar	och	den	ockultism	som	seglat	upp	kring	sekelskiftet	-	Kandinskys	

Om	det	andliga	i	konsten,	1911	och	Hilma	af	Klints	konst	som	skulle	gestalta	det	andliga	i	

non-figurativa	former.		

Genom	att	skriva	i	uppskattande	ordalag	om	andra	konstnärers	modernistiska	måleri	kom	

GAN	att	medverka	till	den	acceptans	som	trots	allt	kom.	Efter	kriget	for	även	GAN	till	Paris	

där	han,	inspirerad	av	Ferdinand	Léger,	experimenterade	med	former	och	materia.	I	

kubismen	utgick	GAN	från	den	syntetiska	kubismen	med	olika	collage	med	trä	och	metaller	

i	dadaistisk	anda	med	maskinkubistiska	drag	(Légers	cylinder-kubism,	även	kallad	tubism).	
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Även	om	det	var	svårt	för	GAN	att	vinna	erkännande	betydde	inte	det	att	Stockholm	stängt	

dörren	för	modernistisk	konst;	flera	konsthandlare	och	gallerier	arrangerade	utställningar	

med	verk	t.ex.	av	Kandinsky	(1916	och	1922).	De	unga	svenskarna	som	bildat	olika	

grupper	före	kriget	som	De	unga	och	De	åtta	fortsatte	bilda	grupperingar	som	ibland	

samverkade,	ibland	konkurrerade	med	varandra.	Under	1920-talet	framträdde	Falangen	

som	den	starkaste	och	blev	därför	utmanad	av	Optimisterna	1924,	och	året	därpå	startade	

Sven	Erixson	Nio	unga	som	opponerade	sig	mot	Falangenkonstnärerna	som	De	Nio	tyckte	

målade	i	alltför	sobra	färger	i	fransk	anda.	Den	mest	långlivade	sammanslutningen	kom	när	

konstnärerna	helt	bortsåg	från	konstens	utformning	och	innehåll	och	istället	lät	

ekonomiska	frågor	binda	samman	gruppen	Färg	och	Form.	Detta	konstgalleri,	snart	

kombinerat	med	ett	försäljningsbolag,	uppstod	som	en	ekonomisk	nödvändighet	för	

konstnärerna	på	30-talets	börskraschdrabbade	konstmarknad.	När	det	gällde	överlevnad	

kunde	kolorister,	expressionister,	primitivister,	vitalister	och	naivister	samsas	så	bra	att	

galleriet	existerade	i	70	år.		

Andra	former	av	modernism	växte	fram	i	Sverige	som	purism	och	kubism.	Från	de	sista	

krigsåren	blev	en	villa	i	Smedsudden	vid	Mälarens	strandkant	i	Stockholm	samlingsplatsen	

för	en	konstnärsgrupp	som	med	inspiration	från	franskt	och	svenskt	1800-

talsfriluftsmåleri	målade	stillsamma	motiv	i	litet	format;	de	kom	att	kallas	intimister.	

Senare	på	1920-talet	utvecklades	Smedsuddsgruppens	måleri	mot	mer	fantasifull	

glädjefylld	verklighetsflykt.	På	västkusten	blev	det	Halmstadgruppen	som	kom	att	

företräda	modernismen	och	som	introducerade	surrealismen	i	det	svenska	konstlivet.	

En	riktning	som	kommit	i	skymundan	därför	att	den	inte	räknas	till	modernismen	är	Den	

nya	sakligheten.	I	kursboken	Honour	&	Fleming	berörs	inte	begreppet	Neue	Sachlichkeit	

och	av	de	tyska	konstnärerna	i	denna	grupp	nämns	endast	Max	Beckmann	och	George	

Grosz	och	då	i	samband	med	alla	dem	som	flydde	från	Nazi	Tyskland	till	USA.	I	svensk	

konsthistoria	uppmärksammas	dock	Den	nya	sakligheten	och	flera	av	konstnärerna	är	

fortfarande	aktuella	som	en	viktig	del	av	vår	konstkanon.	Arvid	Fougstedt	(1888-1949)	och	

Otte	Sköld	(1894	-	1958)	började	som	renodlade	modernister	Fougstedt	som	Matisse-elev	

och	kubist,	och	Sköld	som	kubist	[Johannesson	bild	129].	Deras	vidare	utveckling	under	20-

talet	tog	dock	en	helt	annan	vändning.	Fougstedt	drogs	till	en	detaljerad	figurativ	realism	

[Johannesson	bild	133]	och	Sköld,	influerad	av	italiensk	naivistisk	senmedeltid,	kunde	med	

utomordentlig	teknik	och	stor	medvetenhet	om	konsthistorien	”utveckla	ett	nysakligt	

idiom”	[Arvidsson,	sid	389].	Otte	Skölds	levnadsbana	med	egen	målarskola,	professur	och	

sedermera	direktör	på	Konstakademin,	och	som	grandios	fullbordan	posten	som	
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överintendent	på	Nationalmuseum	med	uppgiften	att	utforma	det	nya	moderna	museet	i	

Stockholm.	Denna	karriär	torde	vara	oslagbar	i	den	svenska	konstvärlden.	

	

TRE KONSTNÄRSPORTRÄTT; de är alla tre placerade i bildens mitt och intar liknande poser, 

avslappnat, rökande, med allvarliga, rättframma miner. Alla tre har avbildats porträttlikt och med 

karaktäristiska. Leander Engström har placerats framför Lapporten, Abisko, där Engström ofta 

vistades (hade egen stuga där t.o.m.). Bror Hjort sitter som en associativt i en ateljé och GAN är 

dandylikt uppklädd med rutmönstrad urtavla på armbandsklockan och i vänstra hörnet skymtar 

en modernistisk tavla. De är samtidigt tre olika stilar; Sigrid Hjertén visar Matisse influenser, 

Otte Sköld en likaså tidstypisk nysaklighet medan Tage Hanssons målning är ett exempel på en 

mer tidlös stil. Och alla tre stilarter har anknytning till gängse strömmingar utomlands. 

 

                                     
         Leander Engström                    Bror Hjorth                     Gösta Adrian-Nilsson, GAN  

       
 
Sigrid Hjertén (1885-1948) 1918 Olja 128×85 cm 
Otte Sköld (1894-1958) ca 1922. Olja på mässingsplåt, 48×32 cm 
Tage Hansson (1889-1968), 1924. Pannå 62×49 cm. 
 
Avslutningsvis,	svensk	modernisms	förhållande	till	samtida	internationell	utveckling	inom	

bildkonsten	var	ganska	sansad.	Man	anar	mitt	det	modernistiska	en	ursvensk	tradition	som	

förvaltats	på	olika	sätt	som	t.ex.	naivism	hos	Nils	von	Dardel	(1888-1943)	Einar	Jolins	
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(1890-1976)	rofyllda	målningar	och	Karl	Isaksons	(1878-1922)	modifierade	stilförebilder	

från	Cézanne	[Johannesson	bild	110].	 

 
 
 
Källor:	

Johannesson,	Lena	&	Johannesson,	Lena,	Konst	och	visuell	kultur	i	Sverige	1810-2000,	

Signum,	Stockholm,	2007	

	

Honour,	Hugh	&	Fleming,	John,	A	world	history	of	art,	Rev.	7.	ed.,	Laurence	King,	London,	

2009	

 
Aspekter	på	modernismen.	Kulturen	:	en	årsbok	till	medlemmarna	av	Kulturhistoriska	
föreningen	för	södra	Sverige.	1997.	ISSN:	0454-5915	https://www.kulturen.com/wp-
content/uploads/2017/06/lättKulturen-1997-Aspekter-på-modernismen.pdf		[2021-08-

28]	

	

Arvidsson, Kristoffer, Azar, Michael, Johannesson, Lena, Llewellyn, Sacha, Rijnders, Mieke, 
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4.		Postmodernism.	Exemplet	Carl	Nyréns	Gottsunda	kyrka	från	1980	utanför	

Uppsala.		

	

På	sid	303	i	boken	Konst	och	visuell	kultur	i	Sverige	1810-2000	finns	en	skir	vinterbild	i	

morgonljus	över	nysnö.	Två	tredjedelar	av	fotot	täcks	av	en	ljusblek	himmel.	I	förgrunden	

står	ett	torn	med	kvadratisk	bottenvåning	och	åttkantig	övre	del.	Man	läser	klocktornet	

uppifrån.	En	stor	svart	kyrktupp	tronar	traditionellt	balanserande	på	en	vindflöjel	på	det	

åttkantade	tälttakets	topp.	Det	övre	partiets	åtta	sidor	varvar	släta	fronter	med	träribbade	

fönsterluckor	som	med	mekanik	öppnas	vid	klockringning.	En	bit	under	fönsterluckorna	

sticker	ett	litet	triangelformat	nedåtvinklat	plåttak	ut,	som	fyra	säregna	burspråk.	

Triangelspetsarna	vilar	på	kvadrathörnen	med	snedställda	rombformade	glasfönster	vars	

horisontella	spröjsar	bildar	nya	trianglar.	Det	är	rakt	och	rätlinjigt	och	finurligt	

sammansatt.	Med	kvadrater,	rektanglar,	trianglar	och	romber	krönta	av	den	roterande	

tuppens	runda	former	har	tornet	en	frisk,	vital	dynamik.	Färgerna	är	pastellbleka;	rosa	på	

den	stående	träpanelen,	locklistpanel;	vitt	på	de	fyra	klockstapelfönsterluckorna	och	två	

dörrar	placerade	mitt	emot	varandra	i	markplanet	och	som	färgaccent	de	svagt	tegelröda-

orangea	plåtdelarna.	Bakom	förgrundens	kampanil	skymtar	kyrkans	absid	med	spröjsade	

högt	placerade	fönster.	Till	höger	i	bilden	syns	en	låg	byggnad.		
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Av	andra	bilder	kan	man	förstå	mer	av	Nyréns	idéer	och	få	en	bättre	uppfattning	om	

kyrkans	placering	och	byggstil.	Gottsundakyrkan	är	placerad	invid	en	mycket	stor	

parkeringsplats		

	

kantade	av	låga	centrumbyggnader	med	plana	tak	och	plåtfasader	i	hårda	kalla	färger.	

Kyrkan	reser	sig	mäktigt	i	den	låga	omgivningen	med	16	meter	i	höjd	och	är	det	första	

besökaren	ser	i	Gottsunda	centrum.	Med	den	låga	delen	som	knappt	märks,	fastän	den	

upptar	nära	tre	gånger	så	mycket	markyta	som	kyrksalen,	har	Nyrén	löst	behovet	av	

lokaler	för	församlingens	världsliga	sociala	engagemang	som	samkväm	med	förtäring,	

barn-	och	ungdomsverksamhet	och	administration.	Det	skulle	ha	kunnat	bli	massivt,	slutet	

och	strängt	men	de	uppbrutna	linjerna,	de	fantasifullt	spröjsade	fönstren,	den	ljusa	

färgsättningen	och	Sven	Ljungbergs	stiliga	kyrktupp	i	plåt	förmedlar	snarare	en	lätt	och	

luftig	lekfullhet.	

	

Med	egen	utformning	av	två	klassiska	kyrkobyggnadstyper,	basilikan	och	kampanilen,	

bryter	Carl	Nyrén	i	och	med	Gottsundakyrkan	alla	band	till	modernismen	lika	radikalt	som	

hans	Västerortskyrkan	i	Vällingby	från	1956	på	sin	tid	bröt	mot	de	mer	traditionella	

kyrkobyggnaderna,	som	t.ex.	Högalidskyrkan	i	Stockholm	i	nationalromantisk	stil	från	

1923	ritad	av	Ivar	Tengbom.	På	1950-talet	passade	det	med	en	asymmetrisk	byggnad:	

obehandlade	platsgjutna	betongväggar	i	nybrutalistisk	stil,	dramatiskt	lutande	väggar	och	

ett	brett	pulpettak	med	ljusinsläpp,	allt	i	Le	Corbusiers	anda.	1980	är	tiden	mogen	för	ett	
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återvändande	till	traditionella	estetiska	värden	men	nu	i	en	munter	ostyrighet	som	Carl	

Nyrén	utvecklade	med	stark	känsla	för	form	och	funktion.		

Låt	oss	jämföra	denna	byggnad	med	Kulturhuset	i	Stockholm	av	Peter	Celsing	från	1974.	

Det	är	en	konstruktivistisk	byggnad	avsett	för	ett	flertal	ändamål	som	teater,	bibliotek,	

restauranger	mm.	Idén	var	att	skapa	ett	transparent	mångsidigt	hus	där	insynen	till	de	

olika	verksamheterna	skulle	ersätta	alla	traditionella	ornament	och	aktiviteterna	komma	

att	utgöra	byggets	enda	utsmyckning.		

	

Vad	skiljer	sig	i	uttryckssätten?		

Det	som	slår	en	allra	först	är	de	olika	byggnadsmaterialen.	Gottsunda	kyrka	är	byggd	helt	i	

trä	med	punktvis	placerade	fönster.	Kulturhuset	har	en	betongstomme	med	

fönsteryttervägg	mot	torget	som	löper	över	hela	fasaden	och	bildar	en	sammanhängande	

glasvägg,	elegant	inramad	av	tunnaste	stållister	-	det	ger	en	expressiv	spegeleffekt	av	

omgivningens	många	olika	byggnader.	Kulturhuset	är	stringent	och	grandiost	medan	

Gottsunda	kyrka	är	full	av	spännande	underfundiga	detaljer.	

	

Kulturhuset	har	ett	typiskt	modernistiskt	uttryck,	stilen	är	rå	och	formell.	Celsing	skapar	

ett	modernt	transparent	palats	i	glas	som	tribut	till	urbana	2000-tals	generationer	som	

Celsing	själv	deklarerar:	"Jag	bygger	för	en	ny	människa	som	måste	komma".	
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Gottsunda	kyrka	är	ett	gott	exempel	på	postmodernistiskt	informellt	stilåterbruk	med	

historiska	tillbakablickar.	De	arkitekturhistoriska	referenserna	med	känslobetonade	

dekorativa	värden	är	påtagliga	i	Gottsunda.	Där	finns	innergården	bakom	kyrksalen	som	

likt	den	medeltida	klosterträdgården	binder	samman	rummen	för	vardagens	sysslor.	

Fönstersnickerierna	är	grönockra	som	en	blinkning	mot	Stockholms	storkyrkas	

färgsättning	med	ytterväggar	i	rosa	puts	och	ett	grönärgat	koppartak.		

		 	

	

Den	uppåtsträvande,	rätlinjig	kampanilen	och	kyrksalen	kontrasteras	av	den	omfattande	

låga	delen.	Här	dominerar	cirkeln	och	organisk	grönska.	De	runda	fönstren	accentueras	av	

ytterväggens	halvcirkelformade	takutsprång.	

	

För	att	rätt	förstå	proportionerna	behövs	en	planritning:	kyrksalen	som	helt	dominerar	

synintrycket	upptar	endast	en	fjärdedel	av	byggnadens	yta.	Via	en	stor	förhall	kommer	

man	in	kyrkorummet	som	är	rektangulärt	tvärställt.	Här	finns	ingen	lång	altargång	som	är	

ett	av	den	traditionella	basilikans	kännetecken.	Vidare	saknas	fönster	i	de	uppskjutande	

väggpartierna,	klerestorierna.	Istället	finns	här	en	bildsvit	av	Sven	Ljungberg	att	titta	på	

inne	i	kyrkan;	kyrkans	invändiga	konstnärliga	utsmyckning	är	värd	en	egen	uppsats!	
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Finns	förhållningssätt	till	arkitektur	som	har	beröringspunkter?		

Ja,	först	och	främst	en	stark	känsla	för	att	låta	byggnaden	verka	i	samspel	med	

omgivningen,	som	en	installation.	I	Gottsunda	behövdes	ett	utropstecken	som	manar	på	

uppmärksamhet	för	andliga	värden	mitt	i	det	sekulära	köpcentret	med	bilparkering.	Som	

anläggning	kan	Gottsunda	föra	tankarna	till	en	medeltida	stad	med	den	gotiska	kyrkan	

vakande	över	menighetens	boningar.	

	

På	Sergels	torg	önskade	staden	skapa	ett	

inbjudande	kulturellt	allaktivitetshus	som	

komplement	till	storstadens	kommers	och	

alla	affärskedjor.	Bägge,	som	offentliga	

institutioner	för	en	allmänhet,	strävar	mot	

ett	inkluderande	anslag	och	har	på	olika	

sätt	bemästrat	risken	att	skicka	

avskärmande	signaler.	Bägge	är	också	i	

stort	symmetriska.		

	

Modernismens	arkitekter	förhöll	sig	till	att	skapa	synlighet,	fria	plan	utan	bärande	

innerväggar	och	fasad,	markerade	fönsterband,	upprepningar	och	takterrasser	såsom	Le	

Corbusier	anbefallt.	Postmodernisterna	har	ett	fritt	förhållningssätt	till	såväl	modernismen	

som	andra	tidigare	stilar.	Med	förkärlek	till	ett	eklektiskt	sätt	att	plocka	detaljer	och	på	ett	

påtagligt	pragmatiskt	sätt	skapa	nya	strukturer	vänder	de	sig	från	modernismens	mer	

dogmatiska	och	formella	arbetssätt.		

	

Två	andra	för	Sverige	betydelsefulla	postmodernistiska	arkitekter	är	spanjorerna	Ricardo	

Bofill	(Bofills	båge	på	Södermalm	i	Stockholm)	och	Santiago	Calatrava	(Turning	Torso	i	

Malmö).	Svenska	arkitekter	som	ritat	hus	utomlands	för	staten	är	t.ex.	Gert	Wingårdh	

(svenska	ambassaden	i	Berlin,	1999)	som	tillsammans	med	Tomas	Hansen	står	bakom	

Sverigehuset	med	ambassad/utställningslokaler/föreläsningssalar	i	Washington,	D.C.	

(2006).	Dessa	postmodernistiska	hus	skall	förutom	de	rent	funktionella	utrikesuppdragen	

även	representera	svensk	kultur.	

	

 

Utsikt	över	Sergels	Torg	från	Drottninggatan	(1974-1979)	med	utanför	bilden	t.h.	FOTO:	Lennart	af	Petersens	
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Del	B      Lena	Enflo  

1.		

Beskrivning:	Det	är	ett	kollage	av	urklippta	tidningsbilder	med	människor,	kugghjul	och	

maskindelar,	en	bil,	en	turbin,	bokstäver,	djur	(en	elefant,	en	åsna,	selade	arbetshästar),	

folkmassor	och	små	huvuden,	en	tysk	soldat	med	kask,	skyskrapor	mm.	Först	får	man	ett	

överväldigande	disharmoniskt	intryck.	Färgerna	är	mer	harmoniska	i	olika	nyanser	från	

mörkt	till	mycket	ljust	i	jordfärgerna	umbra	och	ockra,	svart	och	vitt	och	som	kontrastfärg	

en	vacker	blå	ton,	även	den	i	olika	intensiteter.	Det	är	väldigt	många	detaljer	och	inget	

tycks	slumpmässigt.		Det	är	en	kaotisk	bild	men	det	finns	en	rytmik	i	komposition	och	

färger	med	ett	tydligt	centrum	-	en	dansande	huvudlös	graciös	figur	som	jonglerar	ett	

huvud	som	till	synes	är	spetsat	på	elefantförarens	spjut.					

	

Motivet:	Vad	är	då	detta?	Man	anar	att	här	finns	många	referenser	och	symboler	och	att	

detta	är	konstnärens	sätt	att	gestalta	sin	samtid	och	med	färg	och	form	ge	ett	så	komplext	

sammanhang	som	möjligt.	Texterna	är	på	tyska	och	det	återkommande	”dada”	står	för	den	

konstinriktning,	dadaismen,	som	i	likhet	med	kubism,	surrealism	och	expressionism	

övergav	allt	traditionellt	för	att	istället	söka	etablera	ett	synligt	återgivande	av	en	såväl	inre	

som	yttre	komplexitet	av	´varande’	(	fri	översättning	från	Clarke,	Graham,	The	photograph,	

Oxford	University	Press,	Oxford,	1997,	sid	111)	

Om	man	betraktar	varje	detalj	och	försöker	”läsa”	inte	bara	bokstäverna	utan	även	bilderna	

förstår	man	att	många	av	människorna	var	ingenkänningsbara	för	dåtidens	betraktare,	

åtminstone	för	de	”insatta”	och	att	allt	är	betydelsebärande	(Karl	Marx	med	sitt	stora	

skägg,	en	myndig	militär	som	korsar	händerna	framför	sig,	allvarliga	herrar	i	överrockar	

och	de	förvrängda	porträtten	såväl	som	de	mer	neutrala).	Detta	är	samhällskritisk	konst.	

Stilepok:	Dadaism.	Fotomontage,	dvs	kollage	gjort	med		fragment	av	bl.a.	fotografier	och	

tidningstryck	,	en	teknik	som	dadaisterna	utvecklade	till	en	egen	konstform	

(Nationalencyklopedin,	fotomontage.	http://www-ne-

se.ezproxy.its.uu.se/uppslagsverk/encyklopedi/lång/fotomontage	(hämtad	2021-08-24)	

Datering:	Strax	efter	första	världskriget,	1918-1919	

Land:	Tyskland	

Konstnär:	Hannah	Höch		(1889-1978)	Snitt	med	kökskniven	dada	genom	den	sista	Weimar	

ölmagade	kulturepoken	i	Tyskland.
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2	
Beskrivning:	Det	är	ett	svart-vitt	foto	av	en	kvinna,	en	mor	(?)	en	face	med	ett	bekymrat	

uttryck,	blicken	ser	förbi	oss	som	mot	ett	intet,	en	framtid	som	inte	finns.	Kvinnan	är	sliten,	

medelålders	(?),	flankeras	av	två	barn	och	håller	ett	spädbarn	på	knät.	Barnens	ansikten	är	

bortvända	så	vi	ser	bara	de	kortklippta	hårkalufserna.	Den	ena	döljer	sig	bakom	moderns	

ena	axel,	den	andra	hänger	med	sina	armar	på	moderns	andra	axel.	Allas	kläder	är	slitna	

med	fransar	och	hål.	Bildytan	är	välbalanserad	både	i	kompositionen	och	i	den	begränsade	

gråskalan	med	fokus	på	kvinnans	ansikte	och	barnkropparna.	Det	förstärker	kontrasten	

mellan	ytan	och	innebörden	och	lyfter	därmed	upp	bilden	till	ett	högre	plan	av	förståelse.	

Detta	är	en	bild	som	skapar	empati.		

Motivet:	Under	1930-talets	depression	i	USA	fanns	en	federal	myndighet,	Farm	Security	

Administration,	som	bl.a.	gav	i	uppdrag	åt	professionella	fotografer	att	granska	och	

dokumentera	depressionens	verkningar	på	landsbygden	och	i	landsortsstäderna.	Denna	

bild	har	kommit	att	bli	en	tidlös	ikonisk	bild	för	fattigdom,	umbäranden	och	uppgivenhet.	

Kvinnan,	Florence	Owens	Thompson,	var	endast	32	år.	

Stilepok:	Realistisk	dokumentärfotografering,	fotojournalism,	med	uppdrag	att	påverka	

opinionen	genom	direkta,	kraftfulla	och	uttrycksfullt	gripande	bilder.				

Datering:	1936	

Land:	USA	

Fotograf:	Dorothea	Lange,	(1895-1965),	Emigrant	Mother,	Nipoma,	California	

	

3	
Beskrivning:		

Det	är	en	imposant	byggnad,	uppdelad	i	många	olika	element	med	torn,	avsatser,	

utstickande	galleri	med	spröjsade	glasväggar,	rundbågar	och	pilastrar.	Det	enda	

symmetriska	är	ena	sidans	trevåningsparti	med	ett	två	våningar	högt	centrerat	burspråk	

flankerat	av	tre	fönster	på	var	sida;	den	högsta	tredjevåningens	fönsterrad	har	sju	fönster.	I	

övrigt	är	fönstren	i	regel	ojämnt	placerade.		

	

Huset	är	stramt	omgärdat	av	ett	svart	järnstaket	rest	mellan	bastanta	stenstoder	som	stöd.	

Med	cypressliknande	mörkgröna	tujor	får	färgsättningen	en	resonansbotten.	Nu	kan	

byggnadens	gråskalade/turkosskimrande	marmoryta	uppdelade	i	stående	rektangulära	fält	

glänsa	och	stråla	mellan	de	tunna	svarta	metalldekorerade	hörnen.	Sammantaget	skapas	ett	

intryck	av	smäckra,	tunna	väggar	som	strävar	upp	mot	himlen.		
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Kronan	på	verket	är	ett	högt	torn	på	byggnadens	mitt	där	huskroppen	delas	som	i	två	

halvor.	En	rektangulär	trevåningshuskropp	av	traditionell	typ	och	en	okonventionell	halva.	

Denna	utstickande	halva	har	två	huskroppar,	den	ena	är	kompakt	i	1	½		fönsterhöjd	med	få	

fönsteröppningar,		den	andra	en	utskjutande	brygga	under	galleridelen.	Denna	del	är	

uppbruten	med	ett	portlider	och	avslutas	i	en	fönsterlös	mur.		

	

När	man	sett	sig	mätt	på	det	horisontella	i	konstruktionen	är	det	utsmyckade	tornet	med	

nakna	giganter	som	vakande	tronar	högst	upp	det	som	ger	byggnaden	dess	karaktär.	Här	

huserar	inte	någon	myndighet,	inte	heller	någon	institution,	man	kan	inte	heller	tro	att	det	

är	byggt	som	bostad.	Det	är	ett	mellanting.	En	manifestation	för	omåttlig	rikedom	parad	

med	kulturell	medvetenhet.		

	

Motivet:	Ett	privat	stadspalats	utan	förlagor	i	arkitekturhistorien,	kallat	Palais	Stoclet,	ett	

lyxbygge	för	bankiren	och	konstsamlaren	Adolphe	Stoclet.	

Stilepok:	Jugend,	allkonstverk,	som	förebådar	modernismen.		

Datering:	Tidigt	1900-tal,	(1905-11)	

Land:	Belgien,	Bryssel	

Arkitekt:	österrikaren	Josef	Hoffmann	(1870-1956)		

	

	

4	
Beskrivning:	Ett	vitt	hus	i	två	plan	med	en	takterrass	i	slät	putsad	fasad.	Det	är	en	kvadrat	

uppburen	av	pilotis,	styltliknande	smala	pelare	av	armerad	betong	(de	följer	på	insidan	hela	

vägen	två	våningarna	upp).	Bottenvåningen	lämnar	därmed	öppna	arkader	runt	om	husets	

alla	sidor.	De	två	övre	planen	har	öppna	takterrasser.	Den	längsgående	horisontella	

fönsteröppningen	med	stålbalkar	på	mellanvåningen	följer	längs	hela	fasaden	runt	om.	

Tillsammans	med	takterrassens	två	halvcirkelrundade	hörndelar	högst	upp,	allt	uppburet	

av	pilotis,	bildas	en	variationsrik	huskropp,	elegant	utformad	med	den	tunga	delen	överst.		

Motivet:	Hus,	liksom	maskiner,	motorfordon	och	flygplan,	skulle	konstrueras	på	en	

rationell	basis	och	helt	lämna	de	traditionellt,	irrationellt,	utformade	bostäderna	med	

förljugna	fasader	etc.	Villa	Savoye	är	avskalat	och	fritt	från	dekorativa	detaljer;	här	finns	

dock	referenser	till	flera	olika	konstgrepp	inom	arkitekturen	som	t.ex.	från	Palladiaismen	

symmetrin,	från	antiken	och	nyklassicismen	pelare	(om	än	utformade	efter	en	helt	egen	

ordning!),	barockens	storvulna,	halvt	vridna	takdekoration	och	ett	medeltida	tema	i	den	

inbyggda	trädgården	på	övervåningarna.	Men	det	är	sinnrikt	och	skickligt	insmuget	i	den	

modernistiska	idén	om	funktionen	som	det	högsta.	Markplanet	har	stenbeläggning	runt	

huset	med	en	uppfart	som	leder	ut	till	en	större	väg.	En	välklippt	gräsmatta	och	några	
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omgivande	träddungar	i	bakgrunden	bildar	en	inramning	som	understryker	det	

återhållsamma	i	epoken.	

Stilepok:	Modernism		

Datering:	1928-30	

Land:	Frankrike,	Villa	Savoye,	Poissy	

Arkitekt:	Le	Corbusier	(1887	–1965)		 
	

5	
Beskrivning:	Ett	klassrum	som	vi	betraktar	från	ett	centralperspektiv	mittemellan	

skolbarnens	huvuden	och	taklamporna.	Eleverna	är	individualistiskt	målade	men	ändå	

väldigt	snarlika	varandra	med	samma	kroppshållning,	nollställda	anleten,	samma	frisyrer	

och	kläder.	De	blickar	rakt	fram,	men	de	ser	inte	uppmärksamma	ut,	ser	mer	ut	att	ha	

samma	attityd	som	flickan	i	fönsterraden	som	istället	ser	ut	genom	fönstret.	Vore	jag	lärare	

här	och	möttes	av	det	här	skulle	jag	lägga	benen	på	ryggen;	här	finns	inte	tillstymmelsen	av	

hopp	om	gensvar	från	klassen.	Det	är	materiellt	välstånd	(1950-talets	ekonomiska	uppsving	

efter	andra	världskriget)	men	inte	så	mycket	andlig	eller	intellektuell	insikt.	Snarare	

förmedlas	en	känsla	av	oändlig	tristess.	Färgskalan	är	blek	och	urvattnad;	väggar,	tak,	golv	

och	barnens	ansikten	är	bleksiktiga.	Det	enda	som	ger	lite	färgkänsla	är	tröjorna.	Allt	är	

minutiöst	noga	återgivet	som	en	verklighet	som	sakta	glider	in	en	science	fictionartad	

rysare.		

Motivet:	Med	ett	citat	från	konstnären	Peter	Tillberg:	”För	mig	är	det	en	bild	av	hur	det	var	

att	gå	i	skolan	på	1950-talet....	Det	är	en	berättelse	från	min	barndom.”		På	70-talet	var	

konstnärernas	politiska	engagemang	påtagligt.	Peter	Tillberg	stod	inte	på	barrikaderna	

med	slagord,	ironi	eller	aggressivitet;	det	var	inte	hans	stil.		Hans	samhällssyn	

uppenbarades	i	hans	målningar	som	”visuellt	återhållsam	kritik	av	det	rationella	och	

moderna	samhällets	krav	på	den	enskilda	människan.”	(Konst	och	visuell	kultur	i	Sverige	

1810-2000,	sid	255).	Det	är	kanske	därför	som	hans	bilder	i	sin	tidlöshet	fortfarande	berör;	

en	kritik	av	det	kapitalistiska	systemet	där	allt	värderas	i	en	ekonomisk	måttstock	

visualiserad	genom	barnen	i	ett	intetsägande	klassrum	från	femtio-talet.				

Stilepok:	Fotorealism,	nyrealism	

Datering:	1971-72	

Land:	Sverige.	Målningen	ingick	i	utställningen	Land	du	välsignade	(1972-79)	producerad	

av	Riksutställningar	(jag	såg	den	i	Kiruna,	där	jag	bodde	från	1972!)		

Konstnär:	Peter	Tillberg	(1946-2016),	Blir	du	lönsam,	lille	vän?		

	


