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V
i behöver varandra, kan tyckas vara en 
klyscha men har olika betydelser och 
värden i olika historiska tider och un-
der olika faser av våra liv. Efter att jag 
deltagit i folkbildningsförbundets kon- 

ferens ”Delaktighet och demokrati ” står det klart 
att vi som är verksamma i föreningslivet behöver 
mobilisera våra krafter för att stå upp för demo-
krati och säkerhet. Det vi levt med som förgivet-
tagna demokratiska rättigheter behöver aktualise-
ras. Vad innebär det att ha yttrandefrihet och 
mötesfrihet och vad skulle det innebära att inte ha 
det? Vi som medborgare i civilsamhället behöver 
varandra om kris eller krig skulle uppstå, deklare-
rade överstelöjtnanten David Bergman, på konfe-
rensen. Ingen är en ensam ö som övervinner allt. 
Nej det är samarbete som ger chans till överlev-
nad. Det vet vi sedan gammalt men det var länge 
sedan våra myndigheter och medier varnade för 
hoten som idag. Vi behöver varandra som motpar-
ter i diskussioner om hur vi förvaltar och utvecklar 
det vi tagit förgivet. Vad vill vi försvara och hur 
ska det gå till? 

När vi i våra seminariegrupper ser konsten som 
både historiska dokument och signaler om framti-
den, hittar vi argument som bildar förståelse och 
stärker vår uppfattning om vad konsten innebär 
som sammanhållande kulturell faktor. Tack vare 
möten i mindre grupper slipar vi vår förmåga att 
sätta ord på tankar och ser mer av vad konsten har 
att berätta. 

Vi behöver varandra också för att umgås i sociala 
sammanhang. När arbetslivet upphört och kanske 
livskamrater försvinner är det viktigt att vi fortfa-
rande räknas med i något socialt sammanhang 
som utvecklar oss. Konsthistoriska klubben kan 
erbjuda en sådan plats. 

Konstvetaren, vår medlemsskrift, är en plats för 
tankar i skriven form som dokumenterar, diskute-
rar och skapar utblickar inom olika områden. I 
detta nummer av Konstvetaren speglas en del av 
verksamheten 2025:

Margareta Grahn ger inblickar i en av våra semi-
nariegruppers studiesätt och hur gruppen lyckats 
se på konst och lyssna på musik i en parallell histo-
risk kontext. I samband med utställningen och 
visningen (AaW) av Johan Krouthén på Öster-
götlands museum gör Gunilla Derefeldt en djup-
dykning i målningen Vy från Sjögestad genom en 
ikonografisk bildanalys, och ger en detaljerad 
tolkning av konstverket. Här ingår också prove-
niens och en beskrivning av den ståtliga ramen. 
Lefteris Spyrou följer upp sin föreläsning om 
Giovanni Battista Piranesi (1720–1778), i vilken 
Piranesi beskriver antikens arkitektur genom sina 
fenomenala gravyrer av antikens ruiner i Rom. 
Ebba de Faire för oss tillbaka till 1600-talet och 
porträtt utförda av en konstnär som vi endast kän-
ner som monogrammisten I.S. från Hollands 
guldålder. Dessa bilder ger oss förutom ett fantas-
tiskt porträttmåleri också prov på klädedräkter 
från 1600-talet. Arend Wallenqvist rör sig också i 
1600-talet med sin beskrivning av Maria Sibylla 
Merian och hennes stora intresse för naturveten-
skapliga fenomen. Hon studerar och avbildar in-
sekter på ett konstnärligt och mycket detaljerat 
sätt.

 Genom att ta del av Konstvetaren 2025 kan var 
och en få en lektion i konsthistoria som sträcker 
sig ända till antiken med unika beskrivningar av 
såväl arkitektur som landskap, porträtt, kläde-
dräkter och små insekter. 

Stort tack till alla skribenter och till redaktions-
gruppen, Ingrid Andersson, Gunilla Derefeldt, 
och Margaretha Grahn och grafiker Mats Fred-
rikson. 
 
i december 2025 
eva flogell

Ordföranden har ordet
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U
nder min studietid i Göteborg int- 
resserade jag mig för gamla böcker. 
Vid ett tillfälle gjorde jag ett riktigt 
fynd i ett av stadens antikvariat, 
nämligen en välläst världskrönika 

från 1600-talet som var i ett så sönderfallande 
skick att den hölls ihop av snören (långt senare 
restaurerade jag den så att det blev en blädderbar 
bok). Boken innehöll över 300 kopparstick av 
Mathäus Merian d. ä. Han var en framstående 
schweizisk-tysk kopparstickare och förläggare, 
född 1593 i Basel, död 1650 i Schwalbach i Tysk-
land. Mest känd blev han dock för ett avsevärt 
mera omfattande verk, hans Theatrum Europeum i 
19 band rikt illustrerade med kopparstick och som 
skulle komma att bli en förebild för Dahlbergs to-
pografiska planschverk Svecia Antiqua men som 
han dock aldrig hann fullborda själv.

Matthäus Merian hade två söner, den ena med sam- 
ma namn som han själv och som fått epitetet den 
yngre, och Caspar. Båda blev framstående koppar-
stickare. Men han hade även en dotter, Maria      
Sibylla, som jag kom att intressera mig särskilt för. 
 
I sin bok Den nya kvinnostaden från 2005 skriver 
poeten och essäisten Nina Burton om pionjärer 
och glömda kvinnor under tusen år. Där ägnar 
hon tolv sidor åt Maria Sibylla Merian, denna 
märkliga och mycket mångsidigt begåvade  kvinna 
som kan kallas den första kvinnliga entymologen, 
eller insektsforskaren, i världen. Som självständig 
kvinna under 1600-talet kom hon att göra en stor
insats både som konstnär och naturforskare, en 
ovanlig kombination.

Maria Sibylla föddes 1647 i Frankfurt am Main. 
När hon var tre år gammal gick fadern bort. Mo-
dern, som kom från Holland, gifte emellertid om 
sig med en blomstermålare, Jakob Marell. Denne 
såg styvdotterns konstnärliga begåvning och tog 
sig an hennes fortsatta utbildning till konstnär i 

sin ateljé. Men redan som ung flicka intresserade 
sig Maria även för insekter. De var något som ge-
mene man trodde uppstod ur smuts eller att de 
bara kom fram ur marken, enligt tesen om ural-
string. Maria studerade deras olika utvecklingsfor-
mer eller som hon senare kom att kalla dem, me-
tamorfoser. Hon samlade in larver som hon födde 
upp till puppor till moderns förskräckelse och stu-
derade dem noggrant. Det var således inte någon 
populär sysselsättning i familjen, men hon fortsat-
te envist med dessa studier. Styvfadern kom emel-
lertid även att uppmuntra hennes forskariver och 
lärde henne latin, vilket var ovanligt vid den tiden 
när det gällde flickor men som hon senare skulle få 
nytta av.

Planscherna får betraktas för sina konstnärliga 
värden. Fjärilsnamnen nämns inte då det är svårt 
att hitta de nutida namnen på dem. Några av värd-

Maria Sibylla Merian
Arend Wallenquist
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Maria Sibylla Merian i 30-årsåldern, okänd konstnär Insekter med banan som värdväxt 



konstvetaren 2025 4 | 5

växterna på dem känner man igen t. ex. manio-
krötter, ett av jordens viktigaste baslivsmedel, 
spansk peppar och banan. 

Maria Sibylla iakttog hur fjärilslarverna kläcktes 
ur ägg, hur de kröp omkring och skaffade sig föda 
och så småningom förpuppade sig och sedan, efter 
en tid lämnade kokongen som en färdig, färggrann 
fjäril som flög iväg. Detta hade ingen gjort förut 
på detta systematiska sätt. Hon studerade även 
livscykeln hos silkesmaskar och avbildade tidigt 
vad hon iakttagit med stor noggrannhet.

Maria Sibylla utvecklades även konstnärligt, lärde 
sig att framställa kopparstick och sättet att trycka 
dem. I övrigt  intresserade hon sig speciellt för 
blomstermålning, inspirerad av styvfadern. Detta 
kunnande  använde hon även när hon avbildade 
sina insekter genom att samtidigt återge de växter 
de levde på. Hennes iakttagelser blev banbrytande 
och gjorde henne också till ekologisk pionjär. Bil-
derna utmärkte sig både för sin vetenskapliga ex-
akthet och sin konstnärliga skönhet.

Tack vare sina latinkunskaper kunde hon senare 
förse sina kopparstick och målningar med infor-
mativa texter inte bara på tyska utan också på la-
tin, vilket gjorde att de också fick spridning inom 
den lärda världen. Även Linné studerade hennes 
kopparstick och använde sig av hennes bilder när 
han klassificerade insekter som hans lärjungar 
skickat honom från sina exotiska resor. Goethe 
kom också att höra till hennes beundrare.

Modern såg till att Maria Sibylla gifte sig tidigt, 18 
år gammal, i förhoppning om att hushållsarbete 
och barn skulle få henne mindre fixerad vid hen-
nes insekter. Maken, Andreas Graff, var även han 
konstnär och paret bosatte sig i Nürnberg och fick 
två flickor, Johanna och Dorothea, som bägge ärv-
de den konstnärliga begåvningen. Maria Sibylla 
fick ändå tid över för att fortsätta arbetet med art-
bestämning och avbildning av  fjärilar  och deras 
värdväxter. Vid 28 års ålder utgav hon tre små 
böcker under titeln Neues Blumenbuch, ”Nya blom-
boken”, där hon samlade sina kopparstick med 
blommotiv.  

Hon publicerade sedan sina insektsbilder i ett par 
böcker med titeln Der Raupen wunderbar Verwandlung 

und sonderbare Blumennahrung, ”Larvernas förun-
derliga förvandling och säregna blomsternäring” 
med beskrivande text på latin, den första 1679 och 
den andra 1683 vilka spreds  i den lärda världen. 
Linné citerade henne i sin Systema Naturae, vars 
första upplaga kom ut 1735 i Holland när han 
ännu själv befann sig där. Maria Sibylla uppmärk-
sammades även av en framstående holländsk in-
sektsforskare och fjärilssamlare, Cornelis von 
Sommerdyk, som inbjöd henne som gäst till sitt 
slott Waltha i Holland dit hon så småningom kom 
med sina två döttrar. Detta sedan hon skilt sig från 
maken efter långvarig missämja. Han kunde aldrig 
förlika sig med hennes intresse för insekter. På 
slottet blev hon väl mottagen och imponerades   
av värdens stora insektssamling och bibliotek.    
Senare, efter slottsägarens bortgång, blev hon 
kvar i Holland och bosatte sig 1691 i Amsterdam 
med sina två döttrar, där hon försörjde sig på sitt 
konstnärskap. Bland annat avbildade hon exotiska 
fjärilar som hon sedan sålde. Där fick hon även 
kontakt med Antonie van Leeuwenhoeks revolu-
tionerande uppfinning, mikroskopet. I detta fick 
hon själv möjlighet att mera i detalj studera larver 
och fjärilar, sedan hon gjort uppfinnarens bekant-
skap.

Många av de fjärilar Maria Sibylla sett i olika sam-
manhang kom från den holländska kolonin Surin-
am i Sydamerika. En stor del av landet är täckt av 
en tropisk  regnskog med en mycket artrik flora 
och fauna. Hon lärde i Amsterdam känna direktö-
ren för Ostindiska kompaniet, som delade hennes 
intresse för insekter och som hade en stor fjärils-
samling som till en del just kommit från Surinam. 
Det lockade henne att själv vilja ta sig dit och ut-
forska landet. Hon var då 52 år gammal, men en-
visades ändå att genomföra den strapatsrika resan. 
Den kunde bli av tack vare Ostindiska kompaniets 
direktör som ordnade med båtlägenhet och vistel-
sen i landet för henne och hennes yngsta dotter, 
Dorothea, som följde med henne på resan. Resebi-
drag hade hon även fått av borgmästaren i Am-
sterdam. 

Resan påbörjades 1699 och tog tre månader, Väl 
framme satte de med ens igång med insamling av 
insektsmaterial och avbildade växterna som var 
deras livsmiljö. Till en början fick de ge sig ut själ-
va på långa vandringar i sina kjolar och opraktiska Insekter med maniok som värdväxt 



klädsel, men senare kom de i god kontakt med in-
dianerna som levererade vad de behövde mot att 
de i gengäld fick brokiga glaspärlor. 

Resan var tänkt att vara i fem år men Maria Sibyl-
la insjuknade i malaria och var tvungen att fara 
hem redan efter två år. Dock hade de ändå hunnit 
samla en hel del värdefullt material som sedan 
kunde ställas ut i Amsterdam. Och där fanns inte 
bara insekter av olika slag utan även konserverade 
paddor, ormar, leguaner och små krokodiler.

Vid kajen mötte dem äldsta dottern Johanna som 
såg sin mor märkt av den sjukdom hon aldrig skul-
le bli helt kvitt. Maria Sibylla lyckades trots allt 
genomföra sitt stora bokprojekt som skulle göra 
henne odödlig. Med hjälp av sina bägge döttrar, 
skapade hon det stora praktverket i stor folio, Me-
tamorphosis Insectorum Surinamensium, tryckt i Am-
sterdam 1705 och med text på holländska. Det 
innehåller 60 stora, handkolorerade kopparstick-
stavlor. Varje tavla avbildar en insekt i olika ut-
vecklingsstadier och dess livsmiljö i form av vack-
ra växt- eller blomsterstilleben, en myllrande 

exotisk värld. Det var det första verket över huvud 
taget om Surinamns insekter. I förordet till boken 
skriver hon bland annat: ”Alltsedan min ungdom 
har jag ägnat mig åt insektsforskning. Jag började 
studera silkeslarver i min födelsestad Frankfurt 
am Main.  Sedan märkte jag att ur andra larver ut-
vecklades dag- och nattfjärilar, som var mycket 
vackrare än de som kom ur silkeslarver.” 

Bokverket fick stor uppmärksamhet och hennes 
ställning som framstående insektsforskare och 
blomstermålare befästes. Boken gavs snart ut i en 
ny upplaga. Samtidigt såldes även många av hen-
nes lösa blad med kopparstick och målningar och 
spreds över världen. Bland annat köpte Peter den 
store i Ryssland 300 kolorerade kopparstick av 
henne. ”Metamorphosis” i original har i vår tid 
blivit en av bokhistoriens mest sökta och dyraste 
antikvariska böcker. Maria Sibylla har här visat att 
konst och vetenskap kan kombineras på ett lysan-
de sätt.

Maria Sibylla Merian fick leva ytterligare ett 
knappt decennium efter hemkomsten. Hon fick 
en stroke 1715 och gick bort två år senare, 70 år 
gammal i stor fattigdom. Men hon är inte glömd. 
Hon har fått en krater på Venus uppkallad efter 
sig. 2014 grundades The Maria Sibylla Merian So-
ciety i Amsterdam, en internationell sammanslut-
ning som skall sprida kunskap om henne och hen-
nes konst och insektsforskning.

litteratur
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Maria Sibylla Merian,  Metamorphosis Insectorum 
Surinamensium, Die Vervandlung der Surinamisher 
Insekten. National Library of the Netherlands, 
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I en sal på Östergötlands museum möter vi en 
blick ur det förflutna. Ett ansikte, åldrat och 
allvarligt, träder fram ur en becksvart bak-
grund. Verkets titel reducerar motivet till sitt 
mest konkreta: Gumhuvud. Den anonyma 

kvinnan, målad i slutet på 1640-talet, har huvudet 
lätt böjt och en randig huvudduk vars tygstruktur 
återges med en nästan mikroskopisk precision. 
Ingen vet vem hon var. Inte heller vet vi med sä-
kerhet vem som målade henne. Men i oljefärg och 
linje, i hud, textur och skuggor, möter vi en gåtfull 
konstnär, Monogrammisten I.S., vars anonymitet 
och verk utgör en av 1600-talets mest förbryllande 
gåtor. Den detaljerade realismen, kombinerad 
med en intuitiv känsla för mänskliga uttryck, ty-
der på att han måste ha varit en erkänd figur i den 

nederländska konstscenen. Men vem var han? En 
elev till Rembrandt? En samtida rival? Eller kan-
ske en kringresande konstnär som arbetade i 
skymundan?

Den nederländska stormaktstiden, även kallad 
Hollands guldålder, är en epok i Nederländernas 
historia som inträffade under 1600-talet. Det var 
inte bara en epok av handelsframgångar och ve-
tenskapliga landvinningar, det var också en tid då 
konsten tog plats i vardagsrummen. Aldrig förr – 
och kanske aldrig senare – har ett så litet land haft 
så många konstnärer, så många samlare, så många 
konstverk. Mellan fem och tio miljoner verk tros 
ha producerats under detta sekel och konst fanns i 
så gott som varje hem. I Delft hade hela två tredje-
delar av hushållen någon form av bildkonst. Ändå 
är det bara en spillra, mindre än en procent, av 
denna bildflod som överlevt till våra dagar.

Just denna paradox – den enorma produktionen 
kontra de fåtaliga överlevande verken – gör varje 
anonym målare, varje bortglömt signum, till en 
konsthistorisk skatt. Därför framstår också jakten 
på konstnären med initialerna I.S. som något mer 
än ett akademiskt detektivarbete. I skuggorna av 
en förlorad bildvärld döljer sig en konstnär med 
säregen hand och okänd identitet. Att identifiera 
honom vore inte bara ett tillskott till forskningen 
om epoken – det skulle också ge en mer fullständig 
bild av de konstnärliga röster som verkade under 
den nederländska guldåldern.
 Under 2025 visades Gumhuvud tillsammans med 
ett drygt dussin andra verk av Monogrammisten 
I.S. i en stor turnerande utställning, Master I.S. – 
Enigmatic Contemporary of Rembrandt, ett sampro-
duktionsprojekt mellan Serlachius-museerna i Fin- 
land och Museum De Lakenhal i Nederländerna. 
Forskargruppen bakom projektet – Tomi Moisio, 
Janneke van Asperen, Volker Manuth, Marieke de 

Monogrammisten I.S.
– den gåtfulle mästaren
Ebba de Faire
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Winkel och David de Witt – förenar expertis inom 
Rembrandtforskning, dräkthistoria, barockmåleri 
och musealt curatorskap. Tillsammans har de 
samlat verk som aldrig tidigare visats i ett och 
samma sammanhang – ett arbete som vittnar om 
den uthållighet och nyfikenhet som krävs för att 
skriva ny konsthistoria. Utställningen åtföljs av en 
gedigen konstkatalog, forskningspublikationen 
Master I.S. – Enigmatic Contemporary of Rembrandt, 
2025, som är ett försök att bringa klarhet i en 
konstnärlig gåta som förbryllat samlare och 
historiker i över hundra år.
 Monogrammisten I.S:s kända verksamhets-
period sträcker sig från omkring 1633 till 1658. 
Hans måleri har i efterhand placerats i den s.k. 
Leidenskolan – där namn som Rembrandt, Jan 
Lievens och Gerrit Dou dominerar – men skiljer 
sig genom sina motivval och sin känsla för varda-
gens kroppsliga verklighet. I.S. målade inte reli- 
giösa scener eller maktens porträtt. Istället åter-
kommer ansikten från samhällets utkanter: 
åldrade kvinnor, män med missbildningar, blinda, 
läsande enstöringar. Som betraktare dras vi in i ett 
slags etiskt möte, där våra föreställningar om 
skönhet och värdighet prövas.

 I.S. konst är mest känd för porträtt och så kall-
ade tronies – studiehuvuden som fångar mänskliga 
drag och känslor i all sin mångfald. Porträtt av en 
gammal kvinna i Kunsthistorisches Museum i Wien 
och Man med utväxt på näsan i Nationalmuseum i 
Stockholm är några av hans mest uppmärksam-
made verk. 

Ett annat signaturverk är Gammal man med päls-
hatt, som köptes 1937 av den finske industriman-
nen och konstsamlaren Gösta Serlachius. Verket 
tillskrevs länge Jan Lievens, men väckte efterhand 
frågor om sin upphovsman. När Serlachiusmuseet 
2022 initierade ett internationellt forskningspro-
jekt kring Monogrammisten I.S., kom just denna 
målning att stå i centrum för de första tekniska 
analyserna. 
 Analysen innefattade en rad avancerade under-
sökningar. Infraröd reflektering avslöjade avsak-
naden av underteckningar i flera målningar – ett 
tecken på konstnärlig säkerhet. Pigmentanalys vi-
sade användning av blyvitt, azurit, cinnober och 
jordfärger, i enlighet med vad som var vanligt i 
Rembrandts krets. UV-ljus avslöjade tidigare res-
taureringar, och röntgenbilder visade upp lagren i 

Gumhuvud, 1645–48, olja på pannå, 44x37 cm, Östergötlands museum.

Porträtt av en gammal kvinna, 1651, olja på pannå,  41x33 cm, 
Wiens Konstmuseum

Man med utväxt på näsan,1645, olja på pannå, 48x37 cm 
Nationalmuseum, Stockholm 



målningarna, vilka i flera fall uppvisade en meto-
diskt uppbyggd komposition utan ommålningar. 
Dessa fynd stärker bilden av I.S. som en medveten 
och erfaren målare, med stor säkerhet i sitt uttryck 
och utan behov av förberedande skisser.
 I analysen av Monogrammisten I.S. möjliga ur-
sprung spelar materiella motivdetaljer – som tex-
tilier, möbler och huvudbonader – en central roll. 
Flera verk uppvisar drag som tolkats som influera-
de av Östersjöregionen, vilket breddar förståelsen 
av konstnärens rörelsemönster och kulturella refe-
renser. Fyra av hans målningar finns idag i svenska 
samlingar. Särskilt Gumhuvud, tillhörande Öster-
götlands museum, har lyfts fram som ett verk där 
både proveniens och motiv ger stöd för en möjlig 
koppling till Sverige. Huvuddukens randiga möns-
ter, som återkommer i andra verk, har spårats till 
textiltraditioner med rötter i östersjöområdet – 
vilket förskjuter perspektivet från det holländska 
till det baltiska, kanske till och med det svenska.
I katalogen till den aktuella utställningen betonar 
Volker Manuth och Marieke de Winkel Sveriges 
centrala roll i Östersjöområdet under 1600-talets 
stormaktstid – ett rike där människor, idéer och 
varor rörde sig gränsöverskridande. Förekomsten 
av flera verk i svenska samlingar är därför inte 

slumpmässig. Två omnämns redan i 1600-talsin-
ventarier, och ett nu förlorat verk, En präst i ett rum 
med högt till tak, hade sin sista kända placering i 
Kisa i Östergötland. 
 Detta för oss till Gumhuvud, ett bystporträtt i 
strikt profil av en äldre kvinna mot mörk bak-
grund. Bildutsnittet är tätt beskuret, med fokus på 
huvud, hals och övre delen av överkroppen. Kvin-
nans huvud är täckt av en noggrant målad huvud-
duk i tätt åtsittande veck. Tyget visar randiga 
mönster i gulbruna och grå toner, återgivna med 
minutiös noggrannhet. Den textila strukturen är 
övertygande återgiven med ett nästan mikrosko-
piskt penseldrag, vilket för tankarna till Gerrit 
Dou och andra fijnschilders i den nederländska  
Leidenskolan. 
 Kvinnans hud är återgiven med en brutal upp-
riktighet. Ansiktets veck, fåror och tunna hud har 
målats med extrem precision, men utan sentimen-
talitet. Ljuset faller uppifrån och modellerar var-
samt hennes kindben, näsrygg och ögonlock. 
Överläppen försjunker i en mjuk skugga, vilket 
fördjupar porträttets sanningsanspråk. 
 I den nederländska konsttraditionen är detta 
inte ovanligt. Både Rembrandt och Jan Lievens 
målade karaktärsstudier av äldre modeller – ofta 
sina egna föräldrar – där åldrandet inte döljs utan 
snarare tematiseras. Tronie-motivet är här tydligt: 
målningen är inte ett porträtt av en beställare,     
istället undersöker målningen en inre karaktärsdi-
mension – en konstnärlig reflektion över åldrande 
och kroppsligt uttryck
 Det är frestande att tala om Gumhuvud som en 
vanitas-bild i förklädnad: inga timglas eller död-
skallar återfinns här, men varje hudveck bär på    
tidens gång. I detta avseende relaterar verket till 
en tradition där det fysiskt förgängliga bär på ett 
slags andlig sanning – där ålderdomen i sig är en 
påminnelse om existensens gränser.
 Monogrammisten I.S. introducerades i konst-
historisk litteratur först 1904 av den österrikiske 
konsthistorikern Theodor von Frimmel. I början 
tillskrevs flera av hans verk andra, mer kända 
namn – Jan Lievens, Gerrit Dou eller till och med 
Palma Vecchio – tills man genom stilanalyser bör-
jade förstå att det rörde sig om ett sammanhållet 
men tidigare oidentifierat konstnärskap.
 Ett av de tidigast kända verken bär datumet 
1633 och signaturen ”I.S.” utan ligatur. I senare 
verk skrivs monogrammet ofta i sammanflätad 
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form. Detta tyder på ett medvetet konstnärligt  
varumärke, men inte nödvändigtvis en offentlig 
identitet. Ingen vet om initialerna står för ett hol-
ländskt, tyskt, polskt eller svenskt namn. Bland   
de spekulativa identifieringarna har namn som  
Johannes Sanert och Jacob van Spreeuwen nämnts 
–  men inga säkra bevis finns.
 Vad som särskiljer I.S. från många av hans sam-
tida är inte bara hans ämnesval, utan också hans 
hållning till sina motiv. Där Rembrandt ibland 
iscensatte känslomässigt laddade roller – den åld-
rade fadern, den plågade Judas – verkar I.S. intres-
serad av det stillsamma, nästan obemärkta livet. 
Många av hans porträtt liknar de så kallade tronies 
–  studier av ansikten, snarare än av individer – 
men de är inte schematiska. De har namn bara i 
museernas inventarier: Gammal kvinna, Man med 
blint öga. De är, för oss, främlingar. Men de förmed-
lar något mer. Kanske, som Volker Manuth ut-
trycker det, är det just denna känsla av ”otherness”, 
denna frånvaro av klassisk skönhet, som gör ver-
ken så angelägna i vår egen tid.
   
Den pågående utställningen i Finland och Neder-
länderna är en del av ett större arbete med att 
återupprätta Monogrammisten I.S. som en av den 

holländska barockens mest originella röster. Det 
är ett projekt som också har svensk relevans: inte 
bara för att flera av verken finns i svenska museer, 
utan också för att det pekar på Sveriges roll som 
både mottagare och medskapare av den europeiska 
konsthistorien.
 I denna rörelse spelar Gumhuvud en central roll 
–  inte bara som ett konstverk, utan som ett doku-
ment över en annan, bredare berättelse om 
1600-talets konst. En berättelse där anonyma 
kvinnoporträtt, deformiteter och främlingskap 
inte förminskas till kuriositeter, utan lyfts fram 
som centrala uttryck för en konst som fortfarande 
inbjuder till reflektion.  
 När vi ser på Gumhuvud idag är det som att se in 
i ett historiskt gränsland – mellan Sverige och 
Holland, mellan porträtt och tronie, mellan glöm-
ska och erkännande. Och kanske är det just där, i 
skärningspunkten mellan det säkra och det okända, 
som Monogrammisten I.S. äntligen träder fram.
 
Omarbetad version av en artikel av samma förfat-
tare i Tidningen Axess, nr 8, 2025. Publiceras med 
tillåtelse av Nina Solomin och Axess.

källor
Michael North, Art and Commerce in the Dutch 
Golden Age. New Haven and London: Yale Uni-
versity Press, 1997, 82. 

Utställningen Mästaren I.S. – Rembrandts gåtfulla 
samtida. Master I.S. – Enigmatic Contemporary Rem-
brandt visades på Serlachiusmuseerna, Mänttä, 
Finland, tiden 2025-04-13 – 08-17.

Janneke van Asperen, Volker Manuth, Tomi Moi-
sio, Marieke de Winkel, Master I.S. – Enigmatic 
Contemporary of Rembrandt, Parvs förlag, 2025, ISBN 
9789527441923.

Gammal kvinna, 1645, olja på kanvas, 46x39 cm, Nationalmuseum 

Gammal man med pälshatt, 1640, olja på kanvas, 42x35,5 cm. Bilden publiceras 
med tillåtelse från Gösta Serlachius Fine Arts Foundation, Mänttä, Finland. 
Foto: Yehia Eweis
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E
n tidsmässig båge spänns mellan antiken 
och vår egen samtid. Både Kleen och Pi-
ranesi intresserar sig för hur samhället i 
ett ständigt pågående flöde konstrueras och 
rasar samman – för att byggas upp på nytt.

 Med dessa ord motiverade Norrköpings konst-
museum sitt beslut att sammanföra ett urval av 
Giovanni Battista Piranesis etsningar med Lars 
Kleens konstruktioner. Verken visades i ett av mu-
seets rum som en del av den stora utställningen 
Lars Kleen, Flod (27 maj 2023 – 14 januari 2024). 
Piranesis liv och verk har fått förnyad uppmärk-
samhet under de senaste åren, särskilt i samband 
med firandet av 300-årsjubileet av hans födelse 
2020. Utställningar, konferenser och evenemang 
har arrangerats både i Italien, firandets centrum, 
och internationellt. Men varför fortsätter hans 
gravyrer och böcker, som en gång prydde aristo-
kratiska samlingar, akademier och bibliotek över 
hela Europa, att fascinera än idag? 

Piranesis talande ruiner

Giovanni Battista Piranesi föddes i Venedig 1720 
och studerade arkitektritning och scenografi 
innan han flyttade till Rom 1740, en stad känd för 
sina antika ruiner. Under denna tid intensifierades 
utgrävningarna i Italien, och många av de arkeo-
logiska platser vi känner till idag upptäcktes eller 
undersöktes just under Piranesis livstid. Det var 
en epok då nya discipliner som arkitekturhistoria 
och arkeologi började ta form. Bland ruinerna i 
Rom kunde man möta studenter från kungliga 
akademier i Europa, liksom unga aristokrater – 
särskilt britter – som genomförde sin Grand Tour. 
Denna bildningsresa, som kunde pågå i upp till två 
år, syftade till att fördjupa kunskaper om kultur, 

samhälle och historia, och Rom betraktades som 
resans höjdpunkt. 

Piranesi började försörja sig som etsare och blev 
snabbt dominerande på marknaden för gravyrer 
av Roms antikviteter, en populär konstform vid 
sidan av minnesporträtt, vedute och capricci, som 
de unga resenärerna gärna tog med sig hem som 
minne av sina resor. Vad gjorde då Piranesi så 
särskild? Svaret ligger både i hans personlighet 
och hans konstnärliga skicklighet. För att upp-
skatta ruinernas värde krävs en aktiv och reflek-
terande betraktare, någon som ser bortom det 
vardagliga. Piranesi var just en sådan. Han blev 
förtrollad av stadens antika monument, vilket 
framgår av hans egna ord från Prima parte di archi-
tetture e prospettive, 1743: ”Dessa talande ruiner har 
fyllt min själ med bilder som inga exakta avbild-
ningar någonsin skulle kunna lyckas förmedla”.  

Under sina första år i Rom mätte och skissade han 
antika platser. I sin bok Le Antichità Romane (1756, 
fyra volymer) presenterade han sin omfattande 
forskning om stadens antikviteter: offentliga mo-
nument, kvarlevorna av gravmonument, broar 
och akvedukter osv. Syftet var att dokumentera 
det försvinnande förflutna och inspirera samtida 
arkitekter att efterlikna antikens storverk. Som 
han skrev i bokens inledningen: 
 När jag såg resterna av Roms antika byggnader 
ligga på odlade fält eller i trädgårdar och förfalla 
under tidens tand, eller förstöras av giriga ägare 
som säljer dem som material för modern byggna-
tion, bestämde jag mig för att bevara dem för all-
tid genom gravyr. 
 Samtidigt arbetade han på serien Vedute di Roma 
(1748–1778), som blev ett av hans mest kända och 

Talande ruiner, mörka fängelser 
och arkeologiska debatter.
En text om Giovanni Battista Pitanesi (1720–1778)

Lefteris Spyros

inflytelserika verk, där han med enastående preci-
sion skildrade stadens antika och barocka arkitek-
tur – bilder som snart spreds över Europa och for-
made omvärldens bild av Rom.

Ett nytt sätt att fånga romersk arkitektur

Piranesis etsningar utmärker sig genom sin stor-
lek – dubbel folio – vilket var ovanligt i Rom vid 
tiden. Detta gjorde att de ofta separerades från 
portföljer, ramades in och hängdes upp. Den stora 
ytan tillät honom att skildra detaljer med impone-
rande precision och framhäva ruinernas storsla-
genhet. I verket Vy över Ponte Salario, 1754 (fig.1) 
fyller bron hela bildytan, så till den grad att tornet 
bryter bildens gräns! Bron är placerad ovanför be-
traktarens nivå, vilket förstärker dess monumen-
talitet. En hästdragen vagn som kämpar sig uppför 
bron betonar dess storlek och svårframkomlighet. 
Dessutom använder Piranesi dramatiska ljus- och 
skuggkontraster för att förstärka ruinernas skala 
och skapa en känsla av vördnad.

I gravyren Ruin efter Neroniska matsalen, forum Pacis 
(Basilikan Maxentius och Konstantin, 1774, fig. 2) 
återges monumentet med teknisk skicklighet och 
detaljrikedom. Den låga synvinkeln, asymmetrin 
och valvens upprepning förstärker byggnadens 
storlek. Solstrålarna som bryter genom valven 
skapar ett chiaroscuro (ljus/dunkel) där skuggorna 
dominerar, vilket ger en dramatisk effekt. Mänsk-
liga figurer framställs oproportionerligt små – ett 
grepp som gör basilikan ännu mer överväldigande.

Piranesis gravyrer kännetecknas också av en melo-
dramatisk, teatralisk känsla för presentation, vil-
ket är ett resultat av hans scenografiska bakgrund. 
En speciell atmosfär och stämning är alltid närva-
rande omkring hans kära ruiner. Bönder, tiggare, 
banditer, resenärer, kvinnor som hänger upp sin 
tvätt, dessa figurer ger liv åt de annars övergivna 
miljöerna. På detta sätt lockade Piranesi betrakta-
re som inte brydde sig om ren arkeologi. Genom 
en kombination av den anatomiskt korrekta vyn 
av ett monument och med den dramatiska inver-
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1. G.B. Piranesi, Vy över Ponte Salario, ur serien Vedute di Roma, 1754, etsning, 54,3 x 77,9 cm. Foto: Wikimedia Commons
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kan och känslomässiga upplevelsen som vyn hade 
på åskådaren, kunde Piranesi förvandla den grave-
rade vyn från en turistsouvenir till ett sofistikerat 
verktyg för både vetenskaplig kommunikation och 
starkt känslomässigt laddade reaktioner. 

Det sublima i Piranesis ruiner och fängelser

Piranesis etsningar väckte hos samtiden känslan 
av det sublima. Begreppet som var en stilistisk och 
retorisk term vid den senantika tiden, transforme-
rades under 1700-talet till ett estetiskt koncept, ett 
klart urskiljbart fenomen, som kunde exemplifie-
ras och undersökas empiriskt, och som beskrevs 
som en oroande motpol till det sköna: en tvetydig, 
svårfångad känsla av skräckblandad lust och häp-
nad, en känsla som kombinerar skräck och förtjus-
ning. Som den brittiska filosofer Edmund Burke 
skrev i sin bok Filosofisk undersökning av ursprunget 
till våra begrepp om det sublima och det sköna (1757): 
Allt som på något sätt är ägnat att väcka tankar 
om smärta och fara, det vill säga allt som på något 

sätt är hemskt, eller är bekant med hemska före-
mål, eller fungerar på ett sätt som liknar skräck, är 
en källa till det sublima […] När fara eller smärta 
kommer för nära kan de inte ge någon njutning, 
utan är helt enkelt hemska. Men på vissa avstånd 
och med vissa modifikationer kan de vara det, och 
de är njutbara, vilket vi varje dag får erfara.
 Ruiner bär i sig sublima egenskaper: de påmin-
ner om förödelse och död, de visar att hela kulturer 
kan utplånas, de är en erinran om människolivets 
förgänglighet. Piranesi förstärkte dessa känslor 
genom det extrema perspektivet, kontrasterna 
mellan ljus och skugga, de små figurerna och de 
stora vidsträckta strukturerna.

Mest förknippat med det sublima är hans serie  
Carceri d’invenzione (Imaginära fängelser/Fängelse- 
sviten, fig. 3). Dessa etsningar skildrar invecklade 
fängelseinteriörer, komplexa och fantasifulla arki-
tektoniska strukturer som skiljer sig starkt från hans 
mer realistiska framställningar av antika romerska 
monument. Därför erbjuder de en fascinerande 
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3. G.B. Piranesi, Le Carceri d’ Invenzione, plate VII: The Drawbridge, 1761, etsning, 54.8 x 41.5 cm. Foto: Wikimedia Commons

2. G.B. Piranesi, Ruin efter Neroniska matsalen, forum Pacis [Basilikan Maxentius och Konstantin], ur serien Vedute di Roma, 1774, etsning, 48,5 x 70,5 cm. 
Foto: Yale University Art Gallery
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inblick i hans konstnärliga fantasi och kreativa ut-
forskning av arkitektoniska möjligheter. På ett rö-
rigt och klaustrofobiskt utrymme finns det oänd-
ligt utsträckta strukturer, gigantiska pelare, 
stöttepelare, väggar och valv, en mångfald av trap-
por, hängande balkar, galler, kedjor och rep, i 
kombination med få skugglika mänskliga figurer. 
Piranesi använde ibland en trasa doppad i bläck 
för att skapa djupare skuggor direkt på kopparplå-
ten. Linjerna dansar och svävar, de stimulerar be-
traktarens fantasi samtidigt som de fyller honom 
med förundran, en djup sorg och en känsla av 
mystik. Var slutar egentligen dessa enorma valv? 
Vilka tortyrmetoder antyder de utskjutande bal-
karna, hjulen och kedjorna? Vilka är dessa eländi-
ga varelser som man ibland skymtar kedjade och 
fästa vid de stora ringarna i väggarna? På vems 
uppdrag har de placerats där och av vilken anled-
ning?

Arkeologiska debatter

Trots att Carceri idag är Piranesis mest kända verk, 
var han under 1700-talets andra hälft mer engage-
rad i att försvara romersk arkitektur mot franska 
intellektuella som hyllade den grekiska konsten. 
De hävdade att grekerna förde arkitekturen till 
den högsta grad av perfektion som den kan uppnå, 
samt att romarna  inte hade något kreativt geni 
eller naturliga förmågor inom konsten. Därför 
brukade de karakterisera de romerska verken som 
ordinära, kalla och ibland manierade. I sin bok 
Della Magnificenza ed Architettura de Romani (1761) 
argumenterade Piranesi för att romarna inte lärt 
sig av grekerna, utan av etruskerna – ett folk han 
ansåg vara tekniskt och konstnärligt överlägset. 
Denna kontrovers gav honom ett rykte som 
frispråkig och arrogant, vilket påverkade hans 
affärer negativt.

Ett arv som lever vidare

Piranesi avled den 9 november 1778 i Rom. Hans 
söner Francesco och Pietro tog över verkstaden 
och fortsatte att producera och sprida faderns 
verk. Hans etsningar cirkulerade över hela Europa 
och formade samtidens mentala bild av Rom.   
Goethe, som först mötte Rom genom Piranesis 
gravyrer, upplevde en känsla av besvikelse när han 
väl anlände till staden. De verkliga ruinerna visade 

sig vara betydligt mer anspråkslösa än de storslag-
na, teatrala scener som Piranesi hade frammanat i 
sina bilder! För oss som lever i en tid präglad av 
massmedia och bildöverflod kan det vara svårt att 
fullt ut förstå den visuella kulturens djupgående 
inverkan under 1700-talet.  

Även om Piranesis vyer som konstform till stor del 
försvann med fotografiets genombrott, fortsatte 
Carceri att påverka konstnärer och intellektuella 
långt in i modern tid. I dessa mörka fantasier kan 
vi spåra ekon av modernitetens urbana landskap, 
det totalitära kontrollsamhällets fängelse och kon-
centrationslägrens helvete. Den nederländske gra-
fikern M.C. Eschers optiska illusioner och arkitek-
toniska paradoxer bär tydliga spår av Piranesis 
visuella logik. Även Franz Kafka, med sina berät-
telser om byråkratiska mardrömmar och existen-
siell instängdhet, har tolkats i ljuset av Carceri-     
svitens klaustrofobiska världar. I samtida kultur 
återfinns Piranesis arv i spel- och filmestetik, från 
dystopiska science fiction-miljöer till psykologiska 
thrillers där arkitekturen själv tycks vara en aktör. 
Hans fängelser har blivit en ikon för det sublima 
rummet: ett rum som inte bara omsluter männi- 
skan, utan också hotar att sluka henne. 

Dessutom är Piranesis bidrag till arkeologin och 
den historiska dokumentationen ovärderligt. Många 
av de monument han avbildade finns idag inte 
längre i sin ursprungliga form, efter att ha fallit 
offer för tidens tand eller olämpliga restaurering-
ar. Men hans etsningar av antika ruiner är inte 
bara historiska dokument eller konstnärliga visio-
ner, de är också arkitektoniska meditationer över 
konstruktion och dekonstruktion, över civilisatio-
nens kretslopp av uppbyggnad och förfall. I detta 
avseende finns en slående parallell till Lars Kleens 
verk, som inledde denna text. Kleens monumenta-
la konstruktioner, ofta byggda av återvunnet ma-
terial, ger en känsla av både tillfällighet och tyngd. 
De bär på samma ambivalens som Piranesis ruiner 
–  de är samtidigt robusta och sköra, på väg att resa 
sig eller rasa samman. Genom denna dialog mel-
lan dåtid och samtid, mellan etsad ruin och byggd 
struktur, framträder en gemensam fråga: vad läm-
nar vi efter oss och hur kommer framtiden att tol-
ka våra spår?

D
et följande är en ikonografisk bild- 
analys som är en metod inom konst-
vetenskapen för att tolka bilder uti-
från visuella objekt och symboler 
som förekommer i bilden. Den iko-

nografiska beskrivningen ger underlag till en iko-
nologisk tolkning, som avser att sätta verket i ett 
vidare kulturellt och historiskt sammanhang.  Den 
ikonografiska beskrivningen föregås här av en 
pre-ikonografisk beskrivning av verkets yttre kon-
text som proveniens och en beskrivning av den 
yttre ramen. 

 Preikonografisk beskrivning 
och yttre kontext

Konstverket Vy från Sjögestad är en gåva från famil-
jen Moselius, som skänkte det till Östergötlands 
museum år 2009. Enligt Stefan Hammenbeck 
(personlig kommunikation 2014-06-08) beställ-
des verket av bröderna Lyckholm, som placerar 
det i representationsmatsalen i Willhelmsro på 
Lyckholms bryggeri i Göteborg. Målningen ärvs 
av Catharina Moselius och hennes bror. Den fär-
digställdes i mars 1889 och Krouthén lät ställa ut 

Bildanalys av Vy från Sjögestad 
av Johan Krouthén
Gunilla Derefeldt

1. Johan Krouthén (1852–1932), Vy från Sjögestad, 1889, olja på duk, 100x140 cm, Östergötlands museum, Nr. B0004689. 



den i Linköpings läroverk som sitt senaste verk. 
Verket lär vara målat i ateljé fritt efter ett fotografi 
av Didrik von Essen. Vyn från Sjögestad är tagen 
med Lillån i förgrunden och med gamla Sjögestad 
bro i centrum. 
 Denna stora målning omges av en magnifik för-
gylld ram (se bild 2–3), som är uppbyggd i flera 
plan, där ömsom odekorerade plana, konvexa eller 
konkava fält eller band, omger skulpturalt dekore-
rade fält i relief. Komplexiteten i ornamentiken 
tilltar ju längre ut från målningen banden är. 
 Närmast målningen ser vi ett odekorerat plant 
förgyllt band, därnäst ett band med ornamentik 
bestående av ett mönster av halvcirklar eller 
rundbågar, som omsluter en konformad figur och 
där ett litet kors utgör utsmyckningen mellan 
varje halvcirkel- eller rundbåge. Kors och rund-
bågar upprepas kontinuerligt. Efter detta band av 
ornamentik följer två odekorerade fält, ett konvext 

och ett plant för att följas av ett brett fält med 
fyllig blomsterornamentik i relief. Detta band är 
ca 15 cm brett. Så följer ett odekorerat plant fält. 
På detta följer ett pampigt konvext uppbyggt band 
där mönstret utgörs av eklöv och rosettband. Det-
ta band är ca 10 cm brett och buktar ut mot be-
traktaren. Ramen avslutas med ett odekorerat 
band och därnäst ett smalt dekorerat band med 
enkla sneda fält. 

Ikonografisk beskrivning               

Målningen har ett centralperspektiv med för-
grund, mellangrund och bakgrund inom vilka fle-
ra separata plan kan urskiljas. Centralt i bildens 
förgrund ser vi en dunge med vattenväxter och till 
höger om denna, en pojke med ett metspö. Han 
sitter avspänt på en sten, som ligger i ett helt stilla 
och spegelblankt vatten i Lillån. Framför honom 
och mot honom simmar fridfullt en ankfamilj be-
stående av två vuxna och fem ungar, som vi ser 
bakifrån, snett bakifrån och från sidan. Det spe-
gelblanka vattnet, sträcker sig från nedre främre 
vänstra delen av tavlan i en svagt uppåtstigande 
diagonal över mot tavlans högre främre del. 
 Att det torde vara en sommardag i juli framgår 
såväl av ankungarnas fjäderdräkt, som nu inte 
längre är grå utan vit, på grönskan i såväl förgrun-
dens vattenväxter som i trädens frodiga bladverk i 
mellan- och bakgrund. Pojken på stenen håller 
metspöet rakt upp i högra handen. Med den vänst-
ra håller han i änden på linan till metspöet som 
om han just satt på en mask på kroken. Han bär 
blå byxor, blå skjorta och blå keps. Vi ser hans ena 
ben som med knäet något böjt vilar på stenen och 
stödjer sig med vänstra foten, som är bar. Foten är 
delvis starkt belyst av solen, som står högt på him-
len att döma av skuggorna både i pojkens ansikte 
och på hans vänstra fot. Att solen står högt på 
himlen och lyser snett upp från höger ser vi även 
av ljuset på ankorna. Deras vita fjäderdräkt, som 
belyses av solen, glänser medan deras vänstra hal-
sar är skuggade. Vattnet i förgrunden reflekterar 
himlen med molnen och även de rosa färgtonerna 
från molnen speglas i vattnet. 
 Förgrunden som utgörs av det spegelblanka 
vattnet visar på en för åar typisk vattenvegetation 
som kaveldun, sjögräs och vita näckrosor. De 
många synliga stenarna tyder på ett lågt vatten-
stånd. Den bortre förgrunden bildar genom sina 
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2. Del av nedre horisontal ram

3. Del av ram i vertikal led. Med denna tunga och magnifika ram passade nog 
Krouthéns målning utmärkt i representationsmatsalen på Lyckholms bryggeri.

vänstra, mittersta och högra partier av vattenväx-
ter något av en diagonal över hela tavlan och i 
denna diagonal sitter pojken på stenen. 
 Mellangrunden sträcker sig från pojken på ste-
nen, bort mot några större flata hälliknande sten-
partier med litet vatten emellan sig, till en sten-
bro, en gammaldags valvbro. Där ser vi tydligt, 
med fotografisk skärpa, alla stenar i själva bron, 
valvstenarna med slutstenen, som bildar själva 
valvet i brokonstruktionen och de byggda partier-
na i den omgivande valvkonstruktion. Det torde 
vara Lillån, som flyter från vänster i förgrunden 
och bildar diagonalen från vänster till höger, för 
att runda stenen med pojken, böja av mot vänster 
och röra sig vidare mot bron och under denna. Till 
höger i bilden ser vi i mellangrunden bakom vat-
tenpartiet i förgrunden och bakom pojken på ste-
nen, ett stenparti av låga hällar som breder ut sig 
under bron rakt fram men även till höger i bilden 
mot en del av ett rödmålat uthus. Bakom stenpar-
tiet utbreder sig till höger om bron med sin sten-
konstruktion en gräsbevuxen sluttning. På denna 
sluttning ligger en kort trästege. 

I bakgrunden under bron är vattenståndet så lågt 
att vi bara ser stenhällar, men bakom dessa på an-
dra sidan bron kan man se ett solbelyst och glitt-
rande vatten. Troligtvis är vattenståndet under 
sommaren så lågt att stenhällarna under bron be-
finner sig ovanför åns normala vattennivå. 
 Ovanför bron ser vi broräcket med sina bastanta 
stenblock och med två nivåer av kättingar dragna 
genom varje block. De förbinder de olika blocken. 
Själva bron är placerad horisontellt i tavlans mitt 
med vänstra bropelaren med broräcke i målning-
ens centrum. Precis på vänster sida om bron står 
en brunbeige häst med en ryttare i sadeln. Det är 
troligtvis en ryttarinna i en blågrå kortärmad blus, 
grå ridbyxor och hjälm. Ryttarinnan och hästen är 
belysta av solen, snett upp från höger. Ljusdagrar-
na på hästens man, mule och vänsterben är starka, 
likaså på kättingkedjorna och gräset, som kantar 
vägen över bron. Vägen ser vi inte direkt utan anar 
och förstår av de index som pekar på vägen, som 
till exempel hästen på bron, bron, broräcket, kant-
vegetationen. Ryttarinnan står stilla med hästen 
och tycks blicka ner mot pojken på stenen, som är 

4. Del av Vy från Sjögestad.



placerad rakt framför brons högra bropelare. Det 
verkar alltså gå en blicklinje mellan hästen och 
ryttarinnan till pojken på stenen. 
 Till vänster i bilden övergår förgrunden efter 
vattnet och växtansamlingen av kaveldun och sjö-
gräs i en mellangrund bestående av ytterligare vat-
ten, också några rundade stenar och därefter en lågt 
uppbyggd stenmur precis vid vattnet. På muren 
vilar en stor vedflod, som längst till vänster hori-
sontellt i tavlans mitt vilar mot en röd bodvägg. 
Till höger om den uppbyggda stenmuren är en liten 
grusslänt, som leder ner till vattnet och längst ner 
vid vattnet står två oxar eller kor, som lutar sig ner 
för att dricka. De två oxarna är förbundna med ett 
oxspann och bakom dem står en vallpojke i keps. 
Han är klädd i skjorta och grönaktig väst. I slänten 
ner från vägen och bron är växtligheten grön och 
frodig och vi ser cirka nio till tio höns fritt gå och 
picka. De är svarta, vita, bruna och spräckliga höns 
som går i grupper om två till fyra höns. Närmast 
vedhögen och mitt emot vedhögen ligger några 
timmerstockar utströdda, lite oordnat.
 I målningens övre vänstra del, ser vi i bakgrun-
den två gula byggnader bakom vägen. På det hö-
gra huset ser vi endast gaveln mot vägen och bak-
sidan med en stor balkong med vitt träräcke. På 
balkongen står två figurer, som båda bär hatt, vända 
snett emot varandra. De två gula husen som är 
placerade med gavlarna mot vägen verkar ingå som 
två flygelbyggnader till en större, vit byggnad, 
som man mer anar än ser, bakom tre välklippta 
träd, som inramar gårdssamlingen närmast vägen. 
 I bakgrunden till höger i bilden ser vi närmast 
bakom ryttaren och hästen ytterligare träd, ett 
stort och högt träd, kanske en ask och till vänster 
om detta två höga smala träd. Bakom dessa träd ser 
vi ytterligare glesa träd. Över hela målningen 
högst upp i bilden ser vi den intensivt blå himlen 
med sina för varma sommardagar så karakteristiska 
lätta och ulliga, vita molnformationer. Krouthén 
har för det mesta fina tunna penseldrag men där 
föremålen belyses av solen, är färgen, mestadels vit 
och i olika ockratoner, pålagd tjockt och pastost. 

Ikonologisk tolkning

Hela verket ger med den harmoniska landskaps-
målningen, i den pampiga guldramen ett solitt 
och burget intryck. Det var, som tidigare nämnts, 
redan från början en beställning av bröderna 

Lyckholm, som sedan kostat på målningen den 
enorma inramningen. Själva målningen ger helt 
intryck att vara en friluftsmålning från en varm 
och skön högsommardag i början av juli. Enligt 
Stefan Hammenbeck har man inom familjen Mo-
selius diskuterat Krouthéns målning och hur den 
skiljer sig från fotografiet. I Krouthéns målning 
sitter på stenen i Lillån en barfota pojke i blåklä-
der och keps med ett metspö i handen. På fotogra-
fiet sitter på samma sten en yngling i ljus kavaj, 
mörka byxor och halmhatt med ett metspö på 
samma sätt i handen. 
 Ynglingen var en av sönerna på gården, en ny-
bakad student med lungtuberkulos, som året där-
på krävde hans liv. Det var den detaljen med poj-
ken på stenen som inte stämde. Genom likheterna 
och skiljaktigheterna kan man sluta sig till att 
Krouthén definitivt använt ett fotografi som förla-
ga till verket. Målningen ger ett mycket stilla in-
tryck. Allt andas frid och ro. Intressant är att Gun-
nar Lindqvist  i sin analys av Krouthéns måleri 
från 1880-talets senare del skriver: Just stillhet blir 
under 1880-tales senare del det mest karakteristiska för 
Krouthén. De figurer som finns i trädgårdsbilderna sit-
ter och vilar, liksom de gestalter som han avbildar i sina 
interiörer, är lågmälda och underordnade alla föremå-
len och därmed också själva blir till föremål i rummen.
 I målningen Vy från Sjögestad förnimmer vi en 
motsvarande stillhet i de mänskliga figurerna, som 
pojken på stenen, ryttarinnan med hästen liksom 
vallpojken med korna och de två figurerna på bal-
kongen. De blir föremål i och underordnade natu-
ren denna högsommardag. 
 Med kännedom om den sorgliga bortgången av 
den unge sonen i familjen, modellen till ’pojken 
på stenen’, får stillheten och allvaret i denna mål-
ning ytterligare en dimension. 

källor:
Stefan Hammenbeck (2013), Med kamera i stället 
för ritstift och skissblock – Johan Krouthén  och Didrik 
von Essen, i Mörkfors, Gunnel (redaktör), 

Fotografer i Östergötland. Från daguerreotypi till digi-
talt. Meddelande från Östergötlands museum 2013, 
Linköping: Östergötlands museum, s. 124 – 137.

Gunnar Lindqvist (1994), Johan Krouthén – Den 
ljusa idyllens målare. Lund: Carlssons bokförlag, s. 59.
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Ett kåseri om konst och musik 
av en seminariegrupp
Margaretha Grahn

I konsthistoriska klubben i Linköping har vi 
möjlighet att tillhöra en seminariegrupp där 
grupperna själva väljer fördjupningsområden. 
Vi är sex personer som intresserar oss för 
konst- och musikhistoria och här kommer vi 

att ge en liten inblick i vad vi har ägnat oss åt på 
våra träffar. En tanke har varit att hitta berörings-
punkter – finns det exempelvis någon gemensam 
nämnare mellan musik och konst?

Arbetet byggde på att vi gjorde vad vi kallar för 
”spaningar” där vi haft helt fria händer att plocka 

fram något intressant. I vår första spaning sökte vi 
illustrerade skivomslag där vi tyckte att bilden re-
flekterade musiken. I exemplet nedan kände en av 
oss till hur skivomslaget kom till. 
 Folkmusikgruppen Fatang repeterade en helg 
hemma hos en av musikerna och den då 13-åriga 
dottern i familjen blev inspirerad att försöka illus-
trera musiken hon hörde, som dels är traditionell 
folkmusik, dels är musik inspirerad av orienten. 
Hennes första tanke var en färgglad dalahäst, men 
när de orientaliska inslagen kom blev det istället 
ett fantasidjur som för tankarna till en kamel.

1. Fatang IV, Clara Bohm, 2017, skivomslag.  
https://music.apple.com/se/song/dracula-melancholia-feat-anna-bohm/1255132608



Från skivomslag gick vi vidare med att leta efter 
vilka klassiska musikstycken som förekommer i 
filmer, dvs inte är komponerad filmmusik utan 
musik komponerad för andra sammanhang. 

Sedan började vi vår långa konst- och musikhisto-
riska resa genom århundradena och började med 
1600-talet fram till nutid. Först tog vi en epok i 
taget, barock, rokoko, nyklassicism osv. En fördel 
med denna enkla ordning var att vi slapp lägga tid 
på att diskutera vad vi skulle göra vid nästa tillfälle. 

Deltagarna har haft fritt val av vad de velat lyfta 
fram i den tidens konst och/eller musik. Sedan har 
en åt gången presenterat sin spaning för gruppen 
för diskussion om vad man funnit. Vi har på så sätt 
lärt oss mycket, dels genom våra spaningar före 
mötena, dels av de andras presentationer. Detta 

ganska anarkistiska arbetssätt har varit väldigt 
givande. Att vi måste hålla oss till den bestämda 
epoken har gett stadga åt diskussionerna. Nedan 
presenteras några exempel från våra konst- och 
musikhistoriska spaningar. 

Från romantiken fick vi ett inspel om konstnären 
Marcus Larson, född 1825 i Åtvidaberg. Hans  
Vattenfall i Småland från 1856 visar ett dramatiskt 
och vilt landskap i färger med starka kontraster. 

Som pendang hittade vi Musorgskijs stycke: Night 
on Bald Mountain (https://open.spotify.com/track/ 
5rPqo5uyPn5MDoJkkiu8Nr). 

Vi diskuterade bland annat hur naturen stod i cen-
trum för båda, och lärde oss något om de båda 
verken och deras skapare. Musorgskij var en av 
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kompositörerna i gruppen ”De fem” eller ”Nyrys-
ka skolan”, som var en grupp klassiska kompositö-
rer med ett mål att skapa klassisk musik i rysk 
anda. Gruppen hade på så sätt en nationalistisk 
och romantisk prägel. I gruppen ingick även t ex 
Alexandr Borodin och Nikolai Rimskij-Korsakov. 
Vi fattade också att Marcus Larsons konst illustre-
rade väl det romantiska i sitt uttryck. 

När vi kom fram till sekelskiftet kring 1900 upp-
täckte vi att det hände så otroligt mycket i både 
konst och musik. Vi behövde stanna upp, ta be-
tydligt kortare tidsperioder och någon gång ägna 
flera träffar till en spaning.

Ett exempel där vi fann beröringspunkter från se-
kelskiftet var den belgiske konstnären James 
Ensors tavla Intrigen från 1890. 
 Vi ställde hans grälla, expressionistiska uttryck 
vid sidan av Stravinskijs verk Eldfågeln, som också 
kunde ses som gräll och provocerande vid sitt ur-
uppförande 1910. 
https://open.spotify.com/playlist/1afv2Sm8je-
59BiPH937qsR

Stycket, som ingick i en balett, var en förelöpare 
till en senare modernistisk våg.

Mitt i förra seklet tyckte vi oss finna ett slags mi-
nimalistiskt drag i Marc Rothkos Verk Nr 10 från 
1950. Det är ett stort verk, 229,6 x 145,1 cm, som 
består av olika färgfält. Överst ett smalt band i 
turkos, därefter ett intensivt blått band som blan-
dar sig något med den stora, dominerande ytan i 
en varmgul nyans. Sedan följer en något mindre 
yta i turkosgrå färg. I mötet med den gula ytan 
bildas en tunn brunaktig rand som även syns till 
höger i bilden. Den turkosgråa ytan avslutas med 
en mycket tunn oregelbunden linje i blåbrunt.
https://www.mark-rothko.org/number-10.jsp

Vid samma tid verkade John Cage, vars musik, 
tyckte vi oss höra, hade samma drag av minima-
lism. Ett exempel är stycket In a Landscape från 
1948.
https://open.spotify.com/track/1qbrS9PKOz-
sack0g7LiBhh

Han gjorde för övrigt så att säga skandal-succé 
med sin ”tysta” komposition, 4,33 som första 
gången framfördes av pianisten David Tudor. 
Stycket går ut på att musikern sitter beredd att 
börja spela under en bestämd tidsrymd utan att 
slå an en enda ton. På detta sätt ville Cage fokuse-
ra på de ljud som alltid finns runt omkring oss.

3. James Ensor, Intrigen, 1890 © James Ensor/Bildupphovsrätt 2025

2. Marcus Larson, Vattenfall i Småland, 1856. Wikimedia Commons



Ett annat sätt att relatera musik till konst är olika 
samarbeten mellan konstnärer och musiker. Ett 
exempel på ett sådant är samarbetet mellan konst-
nären Gunnel Wåhlstrand och tonsättaren Britta 
Byström. Resultatet presenterades i en utställning 
på Magasin 3 i Stockholm 2017 under rubriken 
Från tusch till toner.
https://open.spotify.com/album/2JYLC2ACi9L-
3B4LEDkBsfz#login

Ytterligare ett sätt att förhålla sig till friheten i 
våra spaningar är att deltagarna kan välja att ta ett 
särskilt perspektiv. En av oss fokuserade konse-
kvent på kvinnliga tonsättare och då främst svens-
ka sådana. Det blev 195 svenska kvinnliga tonsät-
tare från 1650-talet fram till nutid, varav 98 nu 
levande.

Från den spaningen har vi valt ut några tonsättare 
som visar på lite olika saker. 

Ulrika Eleonora (1656–1693) som visar att det of-
tast var kvinnor i de högre samhällsklasserna som 
hade möjlighet att ägna sig åt konst och musik.

Fredrika Stenhammar (1836–1880) operasånger-
ska i Tyskland och Österrike, primadonna vid 
operan i Stockholm. Hon visar på att många kvin-
nor fanns i konst- eller musiksläkter. I detta fallet 
släkten kring Wilhelm Stenhammar.

Alice Tegnér (1864–1943) den främsta svenska 
skaparen av barnvisor.  Alla har vi nog sjungit hen-
nes sånger, men mer okänt är nog att hon även 
komponerade körmusik, romanser, kantater, mu-
sik för piano & cello samt violinsonater.

Carin Malmlöf-Forssling (1916–2005) som får 
visa att även kvinnor experimenterade med både 
akustisk musik och elektroakustisk musik med bl. a 
inspelade ljud från Falu koppargruva. 1970 blev 
hon invald i Föreningen för svenska tonsättare 
(FST).

Vårt lilla kåseri avslutar vi med en kvinna från 
Linköping, Emmy Lindström född 1984. Hon är 
utbildad violinist och kompositör, men även sjuk-
sköterska och barnmorska. Det speglar den utma-
ning som finns att överleva som konstnär/musiker. 
Hennes första violinistuppdrag var huvudrollen i 
Spelman på taket på Östgötateatern. Hennes genom- 
brott som kompositör kom 2017 med klarinett-
konserten At the Hills of Hampstead Heath, som 
vann internationellt pris i Los Angeles 2019.

Som avslutning finns det två länkar till operan 
Ålevangeliet, berättelsen om världens mest gåtful-
la fisk, av Patrik Svensson. Emmy Lindström blev 
ombedd att tonsätta verket som sattes upp av 
Folkoperan år 2022.
https://www.facebook.com/folkoperan/videos 
/1290947368098690/
https://www.youtube.com/watch?v=doCIxS-8AB
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4. Reklamaffisch från Folkoperan.


