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This thesis concerns six Swedish paintings depicting sick or convalescent individuals; Richard 

Bergh’s Konvalescent (unfinished, 1886), Flickan och Döden (1888), Eva Bonnier’s 

Magdalena (1887), Gustaf Magnusson’s Konvalescent (1933), Jenny Nyström’s 

Konvalescenten (1884), and Georg Pauli’s Vid sjukbädden (1885). The purpose of this study is 

to examine how sickness is portrayed and staged using performative theory and visual 

semiotics. The thesis takes into account that tuberculosis, being a widespread disease during 

the 18th and 19th Century, made it a topic of exploration in the contemporary art. With this as 

the framework the thesis examines whether or not it is possible to diagnose the depicted 

individuals. The results shows that sickness first and foremost is portrayed and staged in signs 

regarding the body: the face, the hands, and how the body is posed. Lastly, it is suggested that 

these artworks can be seen as cultural symbols of TB, since not being viable for a strictly 

medicinal diagnosis they are more the result of the contemporary need to examine TB and its 

effects on society and culture. The paintings becomes – such as a body is a vessel for a disease 

– vessels for the disease culturally speaking. 

 

Key words: convalescence, sickness, TB, performativity, visual semiotics, denotative, 

connotative, sign, paratext, peritext, epitext, anti-narrative, diagnosis, agency, passiveness, 

ritualistic, memory, body, vessel. 
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Inledning 
 

I Richard Berghs målning Flickan och Döden går en ung flicka i vit klänning. Hon är utomhus 

och himlen är ljus, men en månskära kan anas på himlen. Bakom henne går ett skelett klädd i 

en mörk mantel. Skelettet  håller i en maskros. Flickan håller i en bukett.  

När det kommer till målningar från 1800-tal och tidigt 1900-tal som avbildar någon som är 

sjuk rent fysiskt verkar det finnas en del överenskommelser om hur denna person avbildas: 

sängliggande, stora kuddar, filtar, ibland böcker, flaskor med medicin, och blommor. Berghs 

målning innehåller en av dessa detaljer; blommorna. Men i målningen finns något som i verk 

med liknande tematik bara lurar under ytan: döden. Här går Döden i egen hög person. Det som 

inte sägs i liknande målningar finns som ett utropstecken i Berghs. Ett sjukdomsnarrativ kan 

sluta med att personen som var sjuk tillfrisknar och blir bättre, ställer sig upp ur sängen och 

fortsätter med sitt liv. Eller så kan det sluta helt, med att den sjuke avlider. Narrativet klipps 

tvärt av.  

Våren 2019 hade jag praktik på museet Prins Eugens Waldemarsudde i Stockholm och det 

var under en besöksväll för museets vänner som jag fick upp ögonen för vad som kom att bli 

själva kärnan i denna masteruppsats. Intendent Carina Rech visade upp ett antal verk ur museets 

samlingar. Ett av dessa var målningen Magdalena av Eva Bonnier och Rech nämnde i 

förbifarten en kommande utställning på Hirschprungske samling i Köpenhamn. Utställningen 

skulle utgå från en kommande doktorsavhandling av forskaren Mette Bøgh Jensen om 

sjukdomsporträtt av sjuka flickor och kvinnor. Efter ett senare samtal med Rech tipsade hon 

mig om konferensen ”Sick girls in European visual art, literature, medical science and popular 

culture in the 19th century” som skulle hållas vid Århus universitet under hösten 2019 under 

ledning av Jensen. Under konferensen introducerades jag för många av de aspekter som tas upp 

i denna uppsats och det är tack vare den, samt tack vare både Carina Rech och Mette Bøgh 

Jensen som denna uppsats har gjorts möjlig.  

Masterstudenten Petra Preisler från Lunds Universitet presenterade under konferensen Sick 

girls sin uppsats, och tog då upp tankar om narrativ. Preisler menade att en diagnos är anti-

narrativ, det vill säga: när en diagnos ställs så slutar narrativet.1 Innan dess har en historia kring 

sjukdomen varit möjlig, men när det ”medicinska” svaret kommer, blir fortsättningen av 

historien omöjlig.  

                                                
1 Mina anteckningar från konferensen finns att tillgå. 
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Flickan och Döden av Richard Bergh är därmed en av uppsatsen mest intressanta målningar 

eftersom den på samma gång är anti-narrativ, och samtidigt helt och fullt möjlig att fortsätta 

diskutera och fundera kring. Den skiljer sig inte bara markant i sitt motiv från de andra 

målningar som uppsatsen diskuterar, utan den är även ett exempel på spelet med ett narrativ. 

Som betraktare av ett konstverk har man en viktig roll i tolkningen. Verkets mening eller 

betydelse blir till i tolkningsprocessen. Med andra ord kan man säga att det är betraktaren som 

bestämmer narrativet; vad händer sen? 

Målningarna analyseras utifrån en bildsemiotisk metod inspirerad av Roland Barthes med 

en konstvetenskaplig performativitet som teoretisk ram. Detta tillåter både en vidare 

undersökning av tecken samt en diskussion om målningarnas förmåga att generera handlingar, 

kanske främst tankehandlingar hos en betraktare och därmed förändra vår förståelse och vår 

syn av sjukdom. 

Uppsatsens avsikt är att undersöka hur sjukdom iscensätts i de utvalda målningarna. 

Begreppet tillåter en mer djuplodad analys av sjukdomen, hur den tar sitt uttryck och med vilka 

medel, samtidigt som det möjliggör en differentiering mellan sjukdom och individ. Målningen 

kan med begreppen iscensättning (gällande sjukdom) och gestaltning (den avbilade individen) 

först diskuteras på olika plan för att till sist diskuteras i sin helhet. 

Valet av svenska målningar kommer sig av att den danska forskaren Mette Bøgh Jensen 

utför en studie på nordiska konvalescentporträtt. Med andra ord har ingen studie som endast 

behandlar svenska konvalescentporträtt gjorts, varför denna uppsats även till viss del fyller ett 

tomrum i forskningen. 

 

Jag vill tacka Lars Edelholm på Prins Eugens Waldemarsudde, Christina Wiklund på Moderna 

Museet, samt Carl Johan Olsson på Nationalmuseum för hjälp vid besök för att se målningarna. 

Jag vill även tacka Carina Rech på Prins Eugens Waldemarsudde för det samtal som inledde 

hela arbetet, samt Mette Bøgh Jensen för hjälp med litteratur, idéer och en utmärkt konferens. 

Till sist vill jag även tacka min eminenta handledningsgrupp med handledare Britt-Inger 

Johansson och mina kurskamrater Julia Billgren och Anjel Tawaifi för givande diskussioner 

och ändlös hjälp.  

 

Syfte och frågeställning 
Uppsatsen syftar till att klargöra hur iscensättningen av sjukdom sker i sex stycken svenska 

porträtt. Vidare ämnar uppsatsen även diskutera frågan kring diagnos annorlunda än tidigare 

forskning. Istället för att diskutera diagnos ur ett medicinskt perspektiv vill uppsatsen undersöka  
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huruvida det är möjligt att diagnosticera de individer som avbildas.  

De frågeställningar som kommer användas som hjälp är följande:  

 

× Hur iscensätts sjukdom i målningarna, med vilka estetiska val och med vilka 

element (tecken)?  

× Hur gestaltas de avbildade individerna?  

× Speglar porträtten en samtida förståelse av sjukdom? På vilka sätt? 

× Vilka syften kan målningarna sägas tjäna?  

× Och till sist, är de avbildade individerna möjliga att diagnosticera? 

 

Material 

Framtagningen av material  

Insamlingsmetoden av den valda empirin är en blandning av olika metoder. Empirin som utgörs 

av de valda konstverken har till stor del utgått från tidigare forskning som presenterats på 

konferensen Sick Girls i Århus, anordnad av Hirschsprungske samling och Århus universitet, 

där jag var närvarande.2 Till viss del kan alltså insamlingsmetoden sägas vara en blandning av 

intervju och textkällor där jag observerat vilka verk som tycks vara viktigast eller vilka svenska 

verk som kan tänkas överensstämma med de internationella eller nordiska verk som tagits upp. 

Utifrån detta underlag har jag gjort avgränsningar och valt ut verk till denna uppsats.  

Vidare kan insamlingsmetoden sägas ha karaktären av en intervjumetod eller snarare en 

samtalsmetod, eftersom idéen till uppsatsen från första början utgick från ett samtal jag hade 

våren 2019 med intendent Carina Rech på Prins Eugens Waldemarsudde. Tack vare detta 

samtal fick jag reda på konferensen i Århus och kunde gå vidare med ämnet. 

 

Empiriskt material 

Uppsatsens analysmaterial och empiri är sex stycken målningar av enkom svenska konstnärer. 

Målningarna är tillkomna mellan åren 1884 till 1933 och porträtterar alla fysisk sjukdom. Innan 

de utvalda målningarna presenteras mer utförligt behöver dock de begrepp med vilka de 

benämns diskuteras. 

Eftersom några av målningarna avbildar en oidentifierbar person i en intim hemmiljö borde 

de kanske rent konstvetenskapligt refereras till som genremålningar. I de fall de avbildar en 

identifierad person kan de dock benämnas som porträtt. Därtill kan man vidare diskutera 

                                                
2 Århus universitet, https://events.au.dk/sickgirls2019/about.html. Hämtad 2020-10-09. 
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huruvida målningarna avbildar en sjukdom, eller ett sjukdomstillstånd, samtidigt som de 

avbildar en person. Med andra ord: en sjukdom i en person. Skulle man kunna kalla 

målningarna för sjukdomsporträtt?  

Begreppet ”konvalescent” betecknar en person som är på väg att tillfriskna från en sjukdom, 

och en sådan målning kan beskrivas som ett konvalescentmotiv. Jag vill mena att de även kan 

kallas konvalescentporträtt, och därmed borde även sjukdomsporträtt vara godtagbart.  

Med dessa funderingar som bakgrund, samt det faktum att det i vissa fall är en identifierad 

person som avbildats, har jag valt att kalla dessa målningar för konvalescent- och 

sjukdomsporträtt i denna uppsats.  

De sjukdom- och konvalescentporträtt som valts ut är följande: 

 

× Richard Bergh, Konvalescent, ofullbordad, 1886. Olja och kol på trä, 54 x 44,5 cm. 

Prins Eugens Waldemarsudde. 

× Richard Bergh, Flickan och Döden, 1888. Olja på duk, 71,5 x 83,5 cm. Prins Eugens 

Waldemarsudde. 

× Eva Bonnier, Magdalena, 1887. Olja på duk, 53,5 x 65 cm. Prins Eugens 

Waldemarsudde. 

× Gustaf Magnusson, Konvalescent, 1933. Olja på masonit, 35 x 27 cm. Moderna museet. 

× Jenny Nyström, Konvalescenten, 1884. Olja på duk, 154 x 115 cm. Nationalmuseum. 

× Georg Pauli, Vid sjukbädden, 1885. Olja på duk, 104 x 135 cm. Nationalmuseum. 

 

Dessa verk har valts ut för att de väl representerar de typiska konvalescentmotiven, en 

bildkategori som karaktäriseras av stora kuddar, filtar, blommor och böcker. Ofta är den 

avbildade personen en kvinna, ung flicka eller ett barn. Den målning som främst skiljer sig från 

denna bildkategori är Richard Berghs målning Flickan och Döden. Denna målning har endast 

blommor gemensamt med de andra målningarna. Just därför är den också intressant. Den skiljer 

sig markant från de andra och har valts för vad den kan avtäcka om ett narrativ som rör sjukdom 

och en sjukdomsprocess. På många sätt är den mer poetisk och symbolisk än de andra 

målningarna, som ter sig nästan naturalistiska i jämförelse.  

Flickan och Döden är vidare den enda målningen som inte på samma gång är ett genremotiv 

och ett konvalescentporträtt. Även därför är den viktig för analysen eftersom den bevisar att de 

andra målningarna befinner sig i just det gränslandet; mittemellan att vara ett genremotiv och 

ett porträtt av en sjuk/tillfrisknande individ. 
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Berghs målning Konvalescent, Eva Bonniers Magdalena, Konvalescent av Gustaf 

Magnusson, Jenny Nyströms verk Konvalescenten och Vid sjukbädden av Georg Pauli följer i 

sin tur ett, vad som verkar vara, schema för hur ett konvalescentmotiv ser ut. Det är även därför 

dessa målningar valts ut till studien. Vidare ägs de av olika museum i Stockholm, vilket 

underlättade vid fysiska besök.  

 

Avgränsning och urval 

Det finns självklart fler målningar än dessa som hade kunnat väljas ut för studien. Urvalet 

grundar sig dels på möjligheten att se målningarna i verkligheten, dels på mina intryck av vilka 

målningar som togs upp på konferensen i Århus. De ovan nämnda målningarna var antingen 

verk som togs upp under konferensen, eller så har de mycket gemensamt med dem. Med andra 

ord är de signifikanta för denna typ av bildkategori, och representerar kategorin väl i sitt uttryck. 

I slutändan är även urvalet baserat på subjektiv smak. Det vill säga, att jag som 

uppsatsförfattare har valt ut målningar som jag som individ fastnade extra för och tyckte var 

intressanta.  

 

Jämförelsematerial 

Uppsatsen ämnar undersöka ett urval av svenska porträtten som iscensätter och avbildar 

sjukdom, men för att kunna dra väl underbyggda slutsatser behöver studien även innehålla 

porträtt utförda av konstnärer utanför Sverige. De konstnärer vars verk har blivit utvalda i denna 

uppsats är främst andra nordiska konstnärer. Anledningen till detta är tidigare samt aktuell 

forskning och material om just nordiska konvalescent- och sjukdomsporträtt.  

Följande verk har valts ut till jämförelsematerial: 

 

× Michael Ancher, Den syge pige, 1882. Olja på duk, 80.5 x 85.5 cm. Statens Museum 

for Kunst. 

× Christian Krohg, Syk pike, 1881. Olja på trä, 102 x 58 cm. Nasjonalmuseet. 

× Edvard Munch, Det syke barn, 1885-86. Olja på duk, 120 x 118,5 cm. Nasjonalmuseet. 

× Ejnar Nielsen, Den syge pige, 1896. Olja på duk, 133.4 x 185.9 cm. Statens Museum 

for Kunst. 

× Helene Schjerfbeck, Konvalescenten, 1888. Olja på duk, 92 x 107 cm. Ateneum. 

 

Målningarna i denna motivkategori har liknande bildkonventioner, likaså de målningar som 

valts ut som referensmaterial i denna målning. Anledningen till att just dessa har valts ut beror 



 6 

på att, trots deras liknande bildkonventioner, innehåller de ibland små detaljer som skiljer sig 

från de svenska målningarna. På så sätt kan de fungera som ett kompletterande material 

eftersom de tack vare sina små avvikelser möjliggör en djupare analys och förståelse för de 

svenska målningarna. Jämförelsematerialet kommer inte analyseras på samma sätt som det 

primära materialet, utan kommer endast beskrivas översiktligt där de detaljer som är av vikt för 

analysen lyfts fram. 

 

Forskningsöversikt 
Relevant tidigare forskning är forskning och litteratur om sjukdom och hur den uttrycks i 

litteratur och konst. Relevanta forskare inom detta ämnet är Katherine Byrne, Sharon Hirsh och 

Susan Sontag. Vidare även Karin Johannisson, Sander L. Gilman och Mette Bøgh Jensen. 

Katherine Byrne och Karin Johannisson kan sägas komma från ett litteraturvetenskapligt 

respektive idéhistoriskt perspektiv. Doktoranden och forskaren Mette Bøgh Jensen är 

ytterligare en viktig person i sammanhanget. Jensens pågående arbete går under titeln “Sick 

girls” och behandlar sjuka flickor och kvinnor inom nordisk konst under senare delen av 1800-

talet fram till 1900-talet. Arbetet med avhandlingen sker i samarbete med museet 

Hirschsprungske samling i Danmark. 

Den sjukdom som är mest relevant för uppsatsen är tuberkulos, en sjukdom som under 1800- 

och 1900-talet spelade en huvudroll inom litteraturen. Ämnet sjukdom, och just tuberkulos och 

hur den iscensätts, är dock något som inte behandlats inom konstvetenskaplig forskning i lika 

stor utsträckning, varför denna uppsats kan sägas bidra till just detta.  

Tidigare forskning som blir viktig för denna uppsats spänner över discipliner såsom 

medicinsk humaniora, idéhistoria, medicinhistoria, samt litteratur- och konstvetenskap. En 

viktig källa för uppsatsen är Tuberculosis: A Comprehensive Clinical Reference av H. Simon 

Schaaf och Alimuddin Zumla (red.).3 Publikationen består av texter författade av över 100 

experter inom området tuberkulos och används som ett slags uppslagsverk. Det är av vikt för 

uppsatsen att förstå tuberkulos både kulturellt och historiskt, och även rent medicinskt, för att 

utifrån det avgöra huruvida man kan dra slutsatser kring verken i denna uppsats. 

Tuberculosis: A Comprehensive Clinical Reference av Schaaf och Zumla ger en introduktion 

och presentation av tuberkulos, hur den tros ha uppkommit och vidare genom historien hur man 

sökt efter botemedel och medicin. Schaaf och Zumlas bok innehåller texter som behandlar 

sjukdomen även i modern tid vilket kan innebära problem för uppsatsen eftersom den inte syftar 

                                                
3 H. Simon Schaaf & Alimuddin Zumla (red.), Tuberculosis: A Comprehensive Clinical Reference, Edinburgh, 
Saunders/Elsevier, 2009. 
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till att säga något om tuberkulos i sig, eller bidra till medicinsk forskning om TB. Därmed 

grundar sig uppsatsen på endast ett fåtal texter, och de används som stöd för författarens 

förståelse för sjukdomen rent historiskt och medicinskt. 

Ytterligare tidigare forskning är Susan Sontags Illness as Metaphor. Sontag skriver om 

tuberkulos och cancer, och hur de två sjukdomarna har hanterats av samhället och av kulturen. 

Hur de på många sätt blöder in i varandra och tagit olika roller i olika tider. Sontag tar även upp 

mystifieringen av sjukdom, hur cancerpatienter och tuberkulospatienter behandlats och hur 

sjukdomarna har tolkats.  

Sontags Illness as Metaphor ligger till grund för denna uppsats främst på teori- och 

diskussionsstadiet. Boken innehåller en del information som kan tolkas som fakta, men mycket 

är Sontags egna reflektioner kring sjukdom och hur vi uppfattar den. Därför används inte Illness 

as Metaphor som fakta i första hand (även om hon ibland citerar texter eller refererar till 

konstverk, dessa stycken kan komma att användas som fakta och därmed källa), snarare 

används den som verktyg för att förstå fenomenet TB och dess kulturella kontext. 

Vidare är även Sander L. Gilmans Disease and Representation: Images of Illness from 

Madness to AIDS är utgångspunkt för arbetet. Gilman resonerar i ett antal essäer kring sjukdom 

och hur den representeras, det vill säga hur de, som vi som utomstående kategoriserar som 

sjuka, blir representerade i bilder och konst.4 Gilman utgår från en vetenskapshistorisk 

ståndpunkt och analyserar bland annat dokument och litteratur inom psykiatrin, samt Richard 

Strauss opera Salome. Gilman skapar därmed en grund för hur vetenskapshistoria behandlar 

förståelsen för kulturella objekt, men även hur kulturella objekt ofta har en betydelse för hur vi 

konstruerar en historia för vetenskap.5 Gilmans reflektioner kring hur bilden av sjukdom 

konstrueras genom samverkan mellan vetenskap och kultur, eller kulturella objekt, är en 

utgångspunkt.  

Vidare utgör Sharon Hirshs avsnitt i In Sickness and in Health: Disease as Metaphor in Art 

and Popular Wisdom (red. Laurinda Dixon, Gabriel Weisberg) en grund för uppsatsen.6 I 

kapitlet, med titeln ”Codes of Consumption: Tuberculosis and Body Image at the Fin-de-

Siècle”, resonerar Hirsh om tuberkulos och hur sjukdomen visualiseras i konst under slutet av 

1800-talet. Hirsh skriver om hur patienterna avbildas och hur de blev ett ideal inom konsten- 

Tuberkulos kopplades till över- och medelklassen eftersom de ansågs ha råd att ägna sig åt det 

                                                
4 Sander L. Gilman, Disease and Representation: Images of Illness from Madness to AIDS, Ithaca, Cornell 
University Press, 1988, Prefix, s. xiii. 
5 Gilman, Prefix, s. xiii. 
6 Sharon Hirsh, "Codes of Consumption: Tuberculosis and Body Image at the Fin-de-Siècle" i In Sickness and in 
Health: Disease as Metaphor in Art and Popular Wisdom, LS Dixon & GP Weisberg (red.), Newark, University 
of Delaware Press, 2004, s. 144. 
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spirituella och själsliga.7 Hirshs text är en utgångspunkt för frågan kring hur patienterna 

gestaltas i de porträtt som behandlas i uppsatsen. 

Artikeln ”An historical analysis of the role of paintings and photographs in comforting 

bereaved parents” publicerad i tidningen Midwifery av författarna Rosemary Mander och 

Rosalind K. Marshall är även den en källa för uppsatsen.8 I artikeln undersöker Mander och 

Marshall målningar med motiv av döda barn från 1500- och 1600-talet.  

En svårighet i att använda Mander och Marshalls artikel är att den behandlar målningar som 

är betydligt mycket äldre än de verk som tas upp i denna uppsats. Men eftersom motivet och 

ämnet förlust och sorg är något som påverkar oss alla, i alla tider, är artikeln ändå användbar. 

Artikeln är speciellt gynnsam eftersom den kan användas i en argumentation för vilka syften 

denna typ av måleri kan tjäna.  

Katherine Byrnes Tuberculosis and the Victorian Literary Imagination är ytterligare en 

utgångspunkt.9 Byrne tecknar i boken en bild av hur en av de stora folksjukdomarna under 

1800-talet, tuberkulos, kom att prägla det kollektiva medvetandet och tidens litteratur och 

kultur. Byrnes arbete används som underlag för att förstå hur och varför tuberkulosen var en 

sjukdom som dåtidens samhälle behövde behandla. 

Medicine in Art av Giorgio Bordin och Laura Polo D’Ambrosio används som källa  för den 

historiska kontexten för sjukdom.10 Bordin och Polo D’Ambrosio ger en klar bild av hur 

medicin och sjukdom har representerats i västerländsk konst. 

Karin Johannison har i stor utsträckning intresserat sig för sjukdom och är därmed en viktig 

författare vars arbete ligger till grund för denna uppsats. Tecknen: Läkaren och konsten att läsa 

kroppar av Johannisson undersöker läkarens relation till patientens kropp, läkarundersökningen 

som fenomen och hur läkaren lär sig använda sin egen kropp för att läsa patientens.11 

Johannison utgår både från historiska exempel för att sedan gå vidare in på 1800- och 1900-

talets förändrade inställning till kroppen. Tecknen: Läkaren och konsten att läsa kroppar 

innehåller även dokumentation i form av fotografier och presenterar därmed visuellt material 

som kodats som ”sjukt”. Johannisson diskuterar vidare hur läkare, för att låna Johannissons 

språk, läste kroppens utsida för att ställa diagnoser eller för vidare forskning. Detta presenteras 

                                                
7 Hirsh, s. 148. 
8 Rosemary Mander och Rosalind K. Marshall, "An historical analysis of the role of paintings and photographs 
in comforting bereaved parents", i Midwifery, vol. 19, 2003, 230–242. 
9 Katherine Byrne, Tuberculosis and the Victorian Literary Imagination, Cambridge, Cambridge University 
Press, 2010. 
10 Giorgio Bordin & Laura Polo D’Ambrosio, Medicine in art, Los Angeles, J. Paul Getty Museum, 2010. 
11 Karin Johannisson, Tecknen: Läkaren och konsten att läsa kroppar, Stockholm, Norstedt, 2004. 
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i fotografier och med tillhörande journalanteckningar från tiden. Följaktligen presenterar 

Johannison en visuell kod som kan användas som grund i läsningen av det empiriska materialet.  

Tecknen är en god grund till denna uppsats och till förståelsen för läkarvetenskapens 

förändrade natur från 1700-talet fram till 1900-talet. Johannisson behandlar inte det ämne som 

denna uppsats ämnar diskutera och är därför inte en särskilt uttömmande källa, snarare används 

Johannissons arbete som en grund rent medicinhistoriskt och som en hjälp till reflektion. 

Uppsatsen syftar inte till att diskutera läkarens roll vidare, men det är av vikt att förstå hela 

sjukdomsupplevelsen och därmed ha en bred grund att stå på i tolkningen av porträtten. Vidare 

kan man även nämna att det för denna uppsats är nödvändigt att reflektera kring det kroppsliga 

perspektivet, både i sjukdomsupplevelsen och tillfrisknandet som kan spåras i porträtten.  

Vidare är även Johannissons Den sårade divan: Om psykets estetik (och om Agnes von K, 

Sigrid H och Nelly S) en utgångspunkt. Studieobjektet i Den sårade divan är psykisk sjukdom 

och dess påverkan på individen. Bland annat för Johannisson en diskussion om spelet med 

identitet och hur sjukdom kan liknas vid en teater som ett subjekt utför.12 Med andra ord, hur 

patienten eller den sjuka blir till en aktör i sitt eget sjukdomsförlopp.  

Margareta Gynnings avhandling Det ambivalenta perspektivet: Eva Bonnier och Hanna 

Hirsch-Pauli i 1880-talets konstliv diskuterar bland annat Bonnier och Hirsch-Paulis porträtt, 

och i förlängningen även porträtt som konstform under den valda tidsperioden.13  Vidare är det 

begrepp hon väljer att använda, ”ambivalens”, ett användbart begrepp även för denna uppsats. 

”Ambivalens” som begrepp kan sägas innefatta just den obalans och spänning som dessa 

konvalescent- och sjukdomsavbildningar tycks frammana. Gynning diskuterar på intet sätt 

sjukdom eller hur den gestaltas, snarare är avhandlingen en användbar utgångspunkt vad gäller 

porträtt- och porträttkonst. Begreppet visade sig vara användbart i en diskussion om 

identitetsskapande och rollen som sjuk eller frisk. 

Mette Bøgh Jensen gör i tidningsartikeln ”Hysteriets Anatomi. En diagnose af Jenny 

Nyströms Konvalescenten” publicerad i Konsthistorisk tidskrift (2019)  flera intressanta 

poänger om Nyströms verk.14 Mette Bøgh Jensen är den forskare vars arbete möjliggjorde 

konferensen Sick girls som jag närvarade vid under hösten 2019. Artikeln blir därmed en viktig 

källa för kunskap om målningen. Vidare är även de tankespår som Jensen följer givande 

                                                
12 Karin Johannisson, Den sårade divan: Om psykets estetik (och om Agnes von K, Sigrid H och Nelly S), 
Stockholm, Bonnier, 2015. 
13 Margareta Gynning, Det ambivalenta perspektivet: Eva Bonnier och Hanna Hirsch-Pauli i 1880-talets 
konstliv, Stockholm, Bonnier, 1999. 
14 Mette Bøgh Jensen, "Hysteriets Anatomi. En diagnose af Jenny Nyströms Konvalescenten", i Konsthistorisk 
tidskrift/Journal of Art History, vol. 88, 2019, 59–79. 
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eftersom utgångspunkten i hennes analys är ett kritiskt förhållningssätt där Jensen ifrågasätter 

tidigare tolkningar.  

Den existerande forskningen på sjukdom inom konst (och litteratur, idéhistoria m.fl.) tycks 

vilja ringa in sjukdomen och diagnosen; dess estetik och karaktäristik. Den diskuterar patientens 

beteende och upplevelser, samt de komplexa relationerna mellan läkare och patient. Detta 

ämnar inte uppsatsen undersöka eftersom uppsatsens syfte är att klargöra iscensättningen av 

sjukdom i de aktuella porträtten. Vidare skiljer sig uppsatsen från tidigare forskning eftersom 

den inte ämnar diskutera diagnos ur ett medicinskt perspektiv, utan istället undersöka huruvida 

diagnos är möjligt utifrån konstvetenskapligt material. 

Till sist vill den fylla ett kunskapsglapp genom att studera svenska verk av svenska 

konstnärer, eftersom den existerande forskningen blickar mot hela Norden eller andra länder i 

Europa.  

 

Metod 
Uppsatsens applicerade metod tar avstamp i den bildsemiotik som Roland Barthes år 1964 

presenterade i Bildens retorik. Barthes menar att det är möjligt att tolka bilder som språk, och 

är intresserad inte bara av vad en bild betyder utan hur den betyder.15 Barthes presenterar bland 

annat två begrepp denotativ nivå och konnotativ nivå. Dessa två begrepp har använts för att 

konstruera en metod för formalanalys. Därmed används bara en liten del av Barthes samlade 

bildsemiotiska metod. 

På en denotativ nivå analyseras målningarna på en objektiv nivå; de är objekt, färg och form. 

Den konnotativa nivån lämnar utrymme för en analys av målningarnas kulturella kontext och 

hur de förhåller sig till andra bilder och betydelsesystem. 

I följande avsnitt presenteras den konstruerade metoden mer utförligt, men innan dess följer 

en kort introduktion till semiotik och en presentation av Barthes bildsemiotiska metod. 

  

Kort introduktion till semiotik 

Semiotik är den allmänna vetenskapen om tecken med uppgift att fastställa tecknens mest 

abstrakta egenskaper, dess grundtyper och sociala användningar.16 Två framstående namn inom 

                                                
15 Roland Barthes, Bildens retorik, förord av Hans Hayden, Kurt Aspelin (översättning), Stockholm, Faethon, 
2016, s. 22. 
16 Göran Sonesson, Bildbetydelser: inledning till bildsemiotiken som vetenskap, Lund, Studentlitteratur, 1992, s. 
24. 
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vetenskapen är Ferdinand de Saussure och Charles Sanders Pierce. Saussure lade grunden till 

en allmän språkvetenskap och undersökte språkets tecken semiotiskt.17  

Pierce presenterade bland annat ett antal kategorier och menade att tecken tillhörde en 

kategori han kallade ”Treheten”. Detta innebär att ett tecken består av tre led: representamen, 

objekt och interpretant.18 Enligt Sonesson betyder detta enkelt sätt uttryck, innehåll och dess 

konkreta tillämpning.19 Denna introduktion är inte menad att skapa en full förståelse för en 

språkvetenskaplig semiotik, snarare vill jag med detta visa på hur semiotikens fokus på tecken 

senare banade väg för semiotiska studier av visuell kultur och konstvetenskap. 

Pierces förståelse för tecken som ett tredelat begrepp används inte i denna uppsats, vad som 

dock är till hjälp är uppfattningen om ett tecken som ett komplext fenomen. Det vill säga, i sig 

själv är ett tecken abstrakt och samtidigt laddat med information som vi får förstå som 

föränderlig beroende på när, hur och var vi stöter på det.  

 

Bildens retorik 

Bildsemiotik, en gren till den lingvistiska semiotiken, utvecklades av Roland Barthes i en text 

med titeln ”Bildens retorik (Rhétorique de l’image)” publicerad i tidskriften Communications 

år 1964. I texten utgår Barthes från en annons från det italienska matmärket Panzani, där både 

bild och dess tillhörande text, den lingvistiska delen, analyseras.20  

I förordet till en svensk översättning av Bildens retorik skriver Hans Hayden att Barthes 

gärning har fått stor betydelse för bildtolkningens teori och praktik. Barthes presenterade 

nämligen möjligheten att tolka bilder som språk, och var uppehållen vid inte bara vad en bild 

betyder, utan hur den betyder.21 Hayden skriver även att Barthes identifierade tre meddelanden 

eller betydelsenivåer i bilder: för det första det lingvistiska meddelandet, för det andra det 

symboliska meddelandet (den konnoterade bilden), samt för det tredje det bokstavliga 

meddelandet (den denoterade bilden).22  

Barthes skriver i texten Bildens retorik att man vid en analys gör gott i att byta plats på de 

två nivåerna som han i texten kallar den kulturella (det symboliska meddelandet, den 

konnoterade bilden enl. Haydens inledning) och bokstavliga nivån (det bokstavliga 

                                                
17 Sonesson, s. 25. 
18 Sonesson, s. 29. 
19 Sonesson, s. 29. 
20 Barthes och Hayden, s. 29. 
21 Barthes och Hayden, s. 22. 
22 Barthes och Hayden, s. 10. 
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meddelandet, den denoterade bilden enl. Haydens inledning). Barthes skriver att den 

bokstavliga bilden är denoterad och den symboliska bilden konnoterad.23  

 

Semiotik som teckenlära 

Göran Sonesson skriver i Bildbetydelser att termerna semiotik och semiologi ”kan översättas 

med teckenlära”, eller utifrån mer modern vetenskap som ”vetenskapen om betydelserna”.24 

Sonesson menar att bildsemiotiken som metod utgår från färgfläckar på en plan yta och hur 

dessa blir till tecken, om hur dessa färgfläckar bildar en större helhet som kan identifieras med 

hur saker och ting ser ut i verkligheten, eller som Sonesson skriver, i ”upplevelsevärlden”.  

Vidare handlar bildsemiotiken även om de betydelser som en bild kan förmedla, inte för att 

de är identiska med vad de avbildar utan för att de är just färgfläckar på en plan yta.25 Med 

andra ord får man förstå bildsemiotiken som en metod där uttolkaren uppehåller sig vid den 

måleriska dimensionen. Som betraktare av ett bildkonstverk vet man att det man ser är färg på 

en duk; det är skapat för att likna något i upplevelsevärlden.  

I fallet med de porträtt som tas upp i denna uppsats utgår analysen först från Barthes två 

begrepp denotativ nivå och konnotativ nivå. Dessa två begrepp används för att konstruera en 

metod för formalanalys och göra läsaren (och betraktaren som i detta fall är uppsatsförfattaren) 

uppmärksam på att det man ser är just färgfläckar på en duk.26 Dessa målningar avbildar och 

representerar något som även finns i upplevelsevärlden, och först när de analyserats som 

målningar kan de diskuteras i en vidare mening för att ringa in en tolkning.  

Tecken är ett centralt begrepp inom både semiotik och bildsemiotik. För att förklara 

begreppet kan man även inflika begreppet ”symbol”, det vill säga ett element i ett bildkonstverk 

som står för något annat. Det är viktigt att poängtera att symbol och tecken inte nödvändigtvis 

går att använda synonymt. Inom den bildsemiotiska ramen framstår tecken inte som något som 

behöver vara symbol för något, snarare är det ett element på duken som kan fyllas med en 

betydelse. Som exempel vill jag lyfta de vita kuddar som ofta syns i denna typ av målningar. 

Kuddarna liknar kuddar i upplevelsevärlden och de är kuddar även i bilden. Men de blir också 

tecken för sjukdom, passivitet och trötthet. 

I Bildbetydelser skriver Sonesson att bildsemiotiken uppehåller sig vid hur en bild förhåller 

sig till andra bilder, samtida eller tidigare. Bildsemiotiken ställer frågan om hur en bild påverkas 

eller inte påverkas av andra betydelsesystem, som till exempel andra bilder, hur en bild 

                                                
23 Barthes, s. 38. 
24 Sonesson, s. 24. 
25 Sonesson, s. 22. 
26 Se Sonesson, s. 22. 
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förmedlas till en betraktare, samt en bildmakares tänkta närvaro i en bild. Sonesson nämner att 

bildsemiotiken sysselsätter sig med kulturella och sociala omständigheter ”under vilka bilden 

blir bild för betraktaren”.27 

Mieke Bal och Norman Bryson utgår i texten ”Semiotics and Art History” publicerad i The 

Art Bulletin (Vol. 73, No. 2, juni 1991) från semiotikens grundsats ”tecken”.28 De skriver bland 

annat om meningsskapandet i tecken och begreppet ”polysemi”. Begreppet ”polysemi” används 

för att förklara att tolkning av tecken inte sker i en given kontext, snarare måste tolkningen av 

ett tecken förstås som en ständig rörelse. Vidare skriver de att semiotik utmanar en positivistisk 

syn på kunskap eftersom semiotikens grundsats ”tecken”, kräver en process.29 Bal och Bryson 

menar även att tecken måste förstås som aktiva och bundna till ”regler” specifika för en 

historisk och social situation.30 Utifrån detta kan vi dra två slutsatser: en tolkning kan aldrig 

vara den enda sanna och den kan inte separeras från sin historiska och sociala situation.  

Utifrån Bal och Bryson får vi alltså tolka semiotiken som något som tillåter oss att se 

komplexiteten i både tecken, bilder samt uttolkaren och dess position. En uttolkare kan inte 

vara ahistorisk, utan måste situera sig. Bal och Bryson skriver att en uttolkare alltid har sitt eget 

kulturella bagage, och att det därmed aldrig kan finnas en predeterminerad eller enhetlig 

betydelse.31 Bal och Bryson kritiserar konstvetenskaplig forsknings ovilja att gå ifrån drömmen 

om en positivistisk kunskapsproduktion.32 De menar att semiotik därmed torde vara fruktbart 

för konstvetenskapen eftersom den är en kritisk praktik.  

I Bildbetydelser skriver Sonesson vidare att Barthes modell utgår från att bildens betydelser 

alltid är beroende av en språklig text, där bilden och språkfragmentet kan delas upp i de två 

nivåerna som nämndes ovan: denotativ och konnotativ.33 I denna uppsats är de utvalda 

målningarna starkt knutna till en språklig dimension; deras titlar är avgörande för hur vi tolkar 

målningen. Barthes uppfattning om textens betydelse fungerar som ett argument för vidare 

studie av målningarnas titlar, men analysen av text kommer inte att utgå från de två nivåerna. 

Istället kommer en annan modell appliceras vid en språklig analys, detta går att läsa mer om i 

avsnittet ”Peritext och epitext” på s. 17.  

 

                                                
27 Sonesson, s. 22-23. 
28 Mieke Bal & Norman Bryson, "Semiotics and Art History", i The Art Bulletin, vol. 73, 1991, 174–208. 
29 Bal & Bryson, s. 174. 
30 Bal & Bryson, s. 207-208. 
31 Bal & Bryson, s. 207. 
32 Bal & Bryson, s, 174. 
33 Sonesson, s. 71. 
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Svårigheter och tillämpning 

En kritik mot Barthes modell är enligt Sonesson att Barthes i fråga om de två nivåerna 

egentligen bara verkar applicera dem på just det språkliga fragmentet. Barthes uppfattning av 

denotativ nivå som en objektiv, allmänmänsklig betydelse och konnotativ nivå som en mer 

subjektiv och som uttryck för en specifik kultur kan tyckas godtycklig. För, som Sonesson 

skriver, finns ingen objektiv procedur för att upprätta en gräns mellan två sådana nivåer.34 

Barthes artikel från 1964 presenterade en modell som, enligt Sonesson, är mer ”skenbar än 

verklig” eftersom den introducerade terminologier mellan vars led Barthes ”felaktigt” satte 

likhetstecken.35 Med andra ord är den modell som Barthes presenterar möjlig att kritisera på en 

mängd vis, och för att underlätta dess användning blir det viktigt att förklara på vilka sätt man 

använder den, och hur man tar avstånd från den.  

I denna uppsats har Barthes bildsemiotiska modell presenterats relativt kortfattat, detta för 

att underlätta för läsaren att förstå att det endast är denna lilla bit av modellen som kommer 

användas. Eftersom det endast är de två begreppen denotativ och konnotativ som används hade 

det varit onödigt att presentera alla den terminologi som Barthes lägger fram, och som Sonesson 

kritiserar i Bildbetydelser.  

Sammanfattningsvis kan man alltså säga att det från Barthes endast kommer plockas tre 

saker för att konstruera en metod. Först är det de två begreppen som nämnts ovan, denotativ 

och konnotativ nivå. I uppsatsen används de två nivåerna som en modell för bildanalys där 

målningarna analyseras först på en objektiv (denotativ) nivå, det vill säga med utgångspunkt i 

att de är ”färgfläckar på en plan yta”; de är objekt, färg och form.36 Den konnotativa nivån utgår 

från färgfläckarnas kulturella kontext där en mer djupgående analys blir möjlig. På denna nivå 

kan målningarna analyseras utifrån hur de förhåller sig till andra bilder och betydelsesystem.  

Det sista som plockas från Barthes modell är språkfragmentets betydelse. Om annonsen från 

det italienska pastamärket Panzani skriver Barthes att ”bilden lämnar ett första meddelande, 

vars substans är lingvistiskt”.37 Barthes modell kan alltså förstås som tredelad där 

språkfragmentet är det sista steget. Målningarna kommer att analyseras utifrån de två nivåerna, 

men även dess tillhörande textfragment får förstås som bärare av betydelse som i sin tur har en 

inverkan på läsningen och förståelsen. Hur textfragmenten kommer att analyseras presenteras i 

avsnittet ”Peritext och epitext” på s. 17.   

                                                
34 Sonesson, s. 72. 
35 Sonesson, s. 67 
36 Se Sonesson, s. 22. 
37 Barthes & Hayden, s. 29. 



 15 

Användning av bildsemiotik, får man alltså förstå, som en idé där en bild aldrig står själv. 

Många gånger är tolkningen av en bild ett större projekt än så eftersom betraktaren och 

mottagaren av bilden utan att behöva tänka infogar den bilden i ett större bildsystem (och 

teckensystem).  

Mieke Bal och Norman Brysons text ”Semiotics and Art History” har diskuterats kort när 

det gäller deras åsikter om hur grundsatsen ”tecken” bör förstås.38 Texten är även fruktbar i en 

diskussion av tillämpningen av semiotik samt hur bild- och teckensystem kan användas.  

Bal och Bryson tar upp begreppet intertextualitet som ett alternativ till ikonografi i den 

mening att intertextualitet, enligt Bal och Bryson, är mer tillåtande för överföring av mening. 

Inom ikonografi, menar de, är det inte alltid tydligt att en betydelse i ett lånat motiv följer med. 

Intertextualitet innebär å andra sidan just det: ”the sign taken over, because it is a sign, comes 

with a meaning”.39  

Vidare nämner Bal och Bryson ordet ”kontext” och hur det genom suffixet ”text” i sig själv 

blir text och därmed innehåller tecken som behöver tolkas. De hänvisar även till Jonathan Culler 

som menar att kontext inte är given utan producerad. För att komma runt problemet med en 

kontext som alltså skulle ge mer problem än svar, menar de att man istället bör använda ordet 

”framing” (på svenska inramning).40  

I denna uppsats kommer ingendera av Bal och Brysons förslag på begrepp (intertextualitet, 

framing) att användas aktivt i analysen. Snarare fungerar de som en påminnelse om att tecken 

och i förlängningen de målningar de är en del av hela tiden kräver denna inramning. 

Målningarna är likväl som tecknen en del av ett system, en inramning och en kontext. Det 

kräver att de utvalda målningarna förstås som ett eget, litet system där tecknen trots allt kan 

tolkas olika beroende på den mer direkta inramning som själva målningen innebär. 

Sonessons uppfattning om bildsemiotik som en praktik som uppehåller sig vid måleriet, vid 

själva färgen och ytan, blir tillsammans med Bal och Brysons åsikt att semiotik är en kritisk 

praktik ytterligare en motivering till användningen.41 Inramningen blir, enligt Sonesson, 

självklart situerad i måleriet och den kritiska blicken på måleriet tillåter en nyanserad och rik 

tolkning av dess tecken. Bal och Bryson har vidare influerat valet av situering och inramning. 

Kapitlet ”Bakgrund” kan sägas vara en direkt effekt av detta.  

Både Bal och Brysons och Sonessons text blir därmed en motivering till varför bildsemiotik 

har valts, medan Barthes två begrepp är metodens grundsatser för analysen i praktiken. 

                                                
38 Mieke Bal & Norman Bryson, "Semiotics and Art History", i The Art Bulletin, vol. 73, 1991, 174–208. 
39 Bal & Bryson, s. 207. 
40 Bal & Bryson, s. 175. 
41 Se föregående avsnitt ”Semiotik som teckenlära”. 
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Målningarna i denna bildkategori innehåller ofta detaljer såsom blommor, frukt, böcker och 

kuddar. Även avsaknaden av dessa detaljer kan betyda något. Denna uppsats utgår från tanken 

att dessa detaljer inte enbart är detaljer (färg på en plan yta), utan är tecken. Därmed är den 

bildsemiotiska metoden den bäst lämpade metoden för uppsatsens syfte och analys.  

 

Det tolkande subjektet 

Den metod som hittills förklarats används vid analysen av digitala fotografier av målningarna, 

och det blir härmed viktigt att poängtera att en andra metod har använts i analysen av de fysiska 

objekten. Denna uppsats skrevs under 2020, under Covid-19, och det blev under hösten möjligt 

att se alla målningar utom en på riktigt. Den målning som tyvärr inte gick att besöka var Georg 

Paulis målning Vid sjukbädden. När besöken blev möjliga hade den denotativa och konnotativa 

analysen färdigställts. Analysen av de fysiska verken står av detta skäl sist i analysavsnittet.  

Den metod som används i analysen av målningarna som fysiska objekt är inspirerad av 

Margareta Rossholm Lagerlöfs metod för inlevelse presenterad i kapitlet Inlevelse: Jacob van 

Ruisdael publicerad i Inlevelse och vetenskap: om tolkning av bildkonst.42 Rossholm Lagerlöf 

presenterar i denna text en teori och metod som utgår från ett tolkande subjekt där jag-formen 

används aktivt. Rossholm Lagerlöf poängterar dock även vikten av att fortsatt förhålla sig 

kritisk och förespråkar därmed ett visst mått av självreflektion och självkritik.43 Det vill säga, 

trots det subjektiva seendets förmåga att ge tolkningen ytterligare en dimension förhålla sig 

kritisk till sin egen tolkning.  

Tillämpningen av ett tolkande subjekt, ett tolkande jag som lever sig in i målningen, används 

för att komma åt det som gått förlorat i en tidigare analys utförd med de digitala fotografierna 

som grund. För att kunna diskutera målningarnas agens och performativitet på ett mer direkt 

plan blev det fysiska mötet viktigt. Även ett antal andra parametrar visade sig vara gynnsamma 

att fokusera på vid det fysiska mötet. I analysen av de fysiska objekten tas därmed följande 

aspekter upp: deras fysiska dimensioner, målarfärgens kolorit (eftersom det är möjligt att den 

upplevs annorlunda i ett digitalt fotografi jämfört med i verkligheten), opacitet och/eller 

transparens i målningen, samt deras atmosfär. Atmosfären är speciellt knuten till målningarnas 

förmåga att vara performativa och inneha agens, främst i denna punkt i analysen är jag-formen 

som Rossholm Lagerlöf presenterar viktig. Om det varit möjligt att tala med en konservator 

eller få information om målningarnas skick och eventuell restaurering är även det en del av 

                                                
42 Margareta Rossholm Lagerlöf, Inlevelse och vetenskap: om tolkning av bildkonst, Stockholm, Atlantis, 2007. 
43 Rossholm Lagerlöf, s. 17. 
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diskussionen eftersom det kan påverka intrycket. Även målningarnas ram diskuteras av samma 

anledning. 

 

Peritext och epitext 

Titlar på konstverk har stor betydelse för hur vi som betraktare förstår deras innehåll och 

uttryck. En titel blir en introduktion till ett konstverk, den kan upplysa oss om vad vi ser eller 

så kan den fungera åt andra hållet, stänga oss ute och förvirra betraktaren medvetet. I fallet med 

de målningar som tagits upp i denna uppsats blir det tydligt att vissa av dem blivit döpta till 

samma sak, eller att titlarna är tydliga fingervisare om vad vi ser.  

I Barthes artikel från 1964 talar han om språk-/textfragment som betydelsebärare, de bär på 

en lingvistisk substans. I denna uppsats används inte Barthes modell som utgångspunkt för en 

metod för textanalys, snarare används Barthes som argumentation för att analysera titlarna. Det 

vill säga en argumentation för att titlarna de facto är betydelsebärare. För att förstå titlarna 

kommer de i denna uppsats i stället att benämnas som peritext.  

Begreppet härleder från Gérard Genette som i Introduction to the Paratext myntade 

begreppet paratext för att ringa in de textelement som existerar utanför en litterär text. Paratext 

är den ”obestämda zon” mellan ett verks insida och utsida. Dessa element fungerar som ett 

hjälpmedel för läsaren (eller betraktaren i detta fall) för att förstå ett verk. Tolkningen påverkas 

av paratexten genom att styra vår uppmärksamhet.44,45 

Genette delar senare i Introduction to the Paratext in paratext i två kategorier; peritext är det 

som existerar i direkt anslutning till en text, så som titel, förord, fotnoter, index etc. och den 

andra termen epitext är det som befinner sig utanför texten. Till exempel intervjuer, dagböcker, 

samtal och korrespondens.46,47 

Genettes begrepp utgår främst från litteraturvetenskap men begreppen används i denna 

konstvetenskapliga uppsats för att på ett så pedagogiskt vis som möjligt förklara vikten att 

titlarna för att förstå målningarna. I uppsatsen kommer termen peritext att användas på samma 

sätt som titel (på ett konstverk) för att ge tyngd åt dess betydelse. Det är ”inte bara” en titel, den 

är ett styrningsmedel som är signifikant för vår upplevelse av ett konstverk. Även epitext 

                                                
44 Gérard Genette, "Introduction to the Paratext", i New Literary History, vol. 22, 1991. s. 263-264. Läst med 
hjälp av Sara Callahan, ”Referenshantering: lager, ekon och reflektioner i Lina Selanders Model of 
Continuation” i Hayden, H. (red.) Kontextualisering. Teoretiska tillämpningar i konstvetenskap: 2. Pp. 171–202. 
Stockholm: Stockholm University Press. DOI: https://doi.org/10.16993/baw.g. License: CC-BY 4.0. 
45 Sara Callahan, "Referenshantering: lager, ekon och reflektioner i Lina Selanders Model of Continuation" i 
Kontextualisering: Teoretiska Tillämpningar i Konstvetenskap: 2, H Hayden (red.), Stockholm, Sweden, 
Stockholm University Press, 2019. s. 176. 
46 Genette, s. 263-264. 
47 Callahan, s. 196. 
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kommer användas i ett par fall där textelement som befinner sig utanför konstverken står att 

finna. Genettes begrepp är sista steget i den sammanställda metod som används för att tolka 

och läsa konstverken som tas upp i denna uppsats.  

 

Teori 

Performativitet: Hedlin Hayden och Snickare 

Teorin som appliceras vid läsningen av konstverken är en konstvetenskaplig 

performativitetsteori. Detta för att kunna läsa hur sjukdom iscensätts i verken. Det vill säga, de 

tecken som den bildsemiotiska analysmetoden avtäcker behöver behandlas för att förstå vad de 

gör. Tecknen i porträtten är verksamma aktörer, men på vilket sätt och hur? 

I Disease and Representation: Images of Illness from Madness to AIDS reflekterar Sander 

L. Gilman i ett antal essäer om sjukdom och hur den representeras. Gilman skriver bland annat 

att kulturella objekt och konstformer möjliggör kontroll över verkligheten, över ett narrativ.48 

Det är på detta sätt som målningarna i denna uppsats bör förstås: som kulturella objekt som kan 

generera handling men samtidigt är handlingar i sin egen rätt.  

Den performativitetsteori som appliceras i denna uppsats utgår från texterna i Malin Hedlin 

Hayden och Mårten Snickares bok Performativitet: teoretiska tillämpningar i konstvetenskap. 

1.49 I inledningskapitlet ger Hedlin Hayden och Snickare en kort bakgrundshistoria till 

begreppet ”performativitet”, och skriver om den brittiske språkfilosofen J. L. Austin. Austin 

skrev bland annat om talhandlingar eftersom han menade att, som Hedlin Hayden och Snickare 

formulerar det, våra ord kan förstås som handlingar med förmåga att påverka. Denna egenskap 

hos språket, det aktiva interagerandet med världen, förklarade Austin med hjälp av begreppet 

performativ från engelskans perform vilket betyder ”att utföra en handling”.50  

Vidare definierar Hedlin Hayden och Snickare agens, aktörer och relationer som begrepp 

som blivit allt viktigare för konstvetare att behandla i analyser.51 De skriver om hur konstverk 

har en inneboende agens som är lika viktig som vad verket representerar.52 Som exempel vill 

jag lyfta religiösa konstobjekt. Dessa objekt har en appellation, men även ett tydligt 

användningsområde. Deras agens är på sätt och vis mer märkbar än andra konstobjekts eftersom 

                                                
48 Sander L. Gilman, Disease and Representation: Images of Illness from Madness to AIDS, Ithaca, Cornell 
University Press, 1988, s. 2. 
49 Performativitet: teoretiska tillämpningar i konstvetenskap. 1, Hedlin Hayden, Malin & Snickare, Mårten 
(red.), Stockholm, Stockholm University Press, 2017. 
50 Hedlin Hayden, Snickare (red.), Inledning, s. xi-xii. 
51 Malin Y Eriksson & A Göthlund, Möten med bilder: att tolka visuella uttryck, Lund, Studentlitteratur, 2012, s. 
42. 
52 Hedlin Hayden, Snickare (red.), Inledning, s. ix-x. 
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de tillhör en utpräglad kontext med tydliga regler om hur man beter sig i deras närhet och hur 

man använder dem. De kan uppmana till en specifik bön och bidrar till en viss atmosfär. Den 

performativa verkan jag anser att de utvalda sjukdomsporträtten har är främst kopplad till den 

förmåga de har att förändra en uttolkares perspektiv på verkligheten. De innehar förmågan att 

generera en tankehandling hos uttolkaren. De kan förändra vår perception av sjukdom. 

 

Iscensättning och gestaltning 

Två viktiga begrepp för uppsatsen syftesformulering är iscensättning och gestaltning. 

Iscensättning konnoterar aktiva val och handlingar, i detta fall konstnärliga handlingar både 

från en konstnärs sida samt från en betraktare. Gestaltning har valts för att även detta ord 

konnoterar val och handling, det är trots allt ett verb, samtidigt som det är ett ord som kan stå 

frikopplat från iscensättning.  

Valet av iscensättning är trefaldigt: det kan fungera som ett verktyg för att aktivera tecken i 

målningarna, det vill säga både avtäcka och diskutera dem; begreppet tillåter en särskiljning 

mellan individen och sjukdomen i enlighet med uppsatsens frågeställningar; och till sist, det 

knyter an till en performativ teoretisk ram.  

Denna sista punkt kan förklaras med hjälp av J. L. Austins formulering som nämndes ovan: 

”aktivt interagerande med världen”. Austin valde som sagt att kalla denna egenskap hos språk 

för performativitet, men Austins formulering blir även viktig i en diskussion om 

konvalescentporträttens tillblivelse. Iscensättningen, gestaltningen av sjukdom och individ i 

dessa porträtt går självklart hand i hand. De är delar av en helhet och interagerar aktivt med 

varandra samtidigt som de även interagerar med betraktaren. Iscensättning och gestaltning har 

därför valts för att kunna dela upp denna helhet i ett försök att först diskutera delarna innan 

helheten analyseras, där gestaltning tillåter fokus på individerna porträtten och hur de avbildats.  

 

Diagnostisk blick, anti-narrativ och agens 

Karin Johannissons Tecknen: Läkaren och konsten att läsa kroppar ligger till grund för 

uppsatsen rent forskningsmässigt, men kan även användas i tolkningen av materialet. 

Johannisson tecknar en bakgrund till läkaryrket och skriver bland annat att läkaren använder 

semiotik för att ställa prognos och få en uppfattning om sjukdomen.53 Det kan därmed talas om 

en teckentydning, om en diagnostisk blick som använder semiotik som teknik och metod. Den 

diagnostiska blicken kommer användas som ingång till förståelsen om sjukdom i porträtten. 

Med andra ord, med den diagnostiska blicken som verktyg kan tecknen för sjukdom eller 

                                                
53 Karin Johannisson, Tecknen: läkaren och konsten att läsa kroppar, Stockholm, Norstedt, 2004, s. 25–26. 
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hälsa/friskhet avtäckas för att sedan analyseras. Till sist är Johannissons idéhistoriska forskning 

hjälpsam även för att situera porträtten i en samhällelig och historisk kontext centrerad kring 

frågar om sjukdom och medicinhistoria . 

Ytterligare ett begrepp som kom att bli hjälpsamt för en vidare analys är anti-narrative, eller 

anti-narrativ på svenska.54 Under konferensen Sick girls i Århus 2019 presenterade 

masterstudenten Petra Preisler sin uppsats och använde i presentationen begreppet ”anti-

narrative”. Preisler hade utfört studier på en serie målningar av Edvard Munch, och talade bland 

annat om diagnos som en anti-narrativ akt. Hon menade att när en diagnos ställs så kan vår 

förmåga att konstruera ett narrativ i målningen inte fortgå. Olyckligtvis har jag inte lyckats få 

tag på Preislers uppsats, därmed får jag även lämna plats för eventuella fel i min tolkning av 

Preislers användande av begreppet. Begreppet har sitt ursprung i litteraturvetenskap och 

används i denna uppsats utifrån Robert Scholes, professor vid Brown University, förklaring. 

Enligt Scholes är anti-narrativ ett verktyg för att problematisera processen av narrativ och 

tolkning.55 Anti-narrativ får förstås som ett dekonstruerande begrepp som monterar ner både ett 

framtida narrativ såväl som tolkningen. Begreppet används i ett antal fall i relation till 

diskussion om diagnos och sjukdom. Till sist vill jag diskutera och ifrågasätta huruvida en ställd 

diagnos per definition är och bör tolkas som anti-narrativ (det vill säga, dekonstruerande och 

”destruktiv” gentemot ett narrativ). 

Avslutningsvis vill jag även lyfta två begrepp som konstruerats i arbetet med denna uppsats: 

subtil agens och stundande agens. I det verkliga mötet med målningarna användes Margareta 

Rossholm Lagerlöfs jag-centrerade metod. Metoden betonar det egna subjektets upplevelser i 

tolkningen, och det därmed tal om en seende akt helt centrerad kring att aktivt jag. Subtil och 

stundande agens är teoretiska begrepp konstruerade i närhet till Rossholm Lagerlöfs metod med 

syftet att förklara den agens som jag anser att målningarna besitter.  

Subtil agens är en agens som existerar i en målnings uttryck, och inte i den/det avbildade. 

Stundande agens innebär att ett element i målningen har möjlighet att utföra en handling, men 

inte gör det än.  

Slutligen kan uppsatsens ramverk enkelt beskrivas som helt centrerat kring en seende akt. 

Metoden och teorin har sin grund i att se och sedan avläsa tecken.  

 

                                                
54 ”Anti-narrative” på engelska, i denna uppsats används en försvenskning: anti-narrativ. 
55 Robert Scholes, "Language, Narrative, and Anti-Narrative", i Critical Inquiry, vol. 7, 1980, 204–212, s. 211. 
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Begrepp och nyckelord 
I listan nedan förklaras ett antal begrepp och nyckelord som är ofta återkommande i uppsatsen. 

Vid behov förklaras även hur de tillämpas. 

 

Konvalescens, konvalescent 

Åsyftar ett hälsotillstånd där en person varit sjuk, men är på väg att tillfriskna. En person kan 

även benämnas som konvalescent i bestämd form. 

 

Tuberkulos, TBC 

Sjukdomen tuberkulos beskrivs kortfattat i avsnittet ”Bakgrund” som syftar till att ge en ytlig 

förståelse för sjukdomen och dess symtom. I uppsatsen hänvisas även sjukdomen till med 

förkortningen TBC på svenska. I vissa fall citeras engelsk litteratur och där kan den engelska 

förkortningen TB förekomma. 

 

Den diagnostiska blicken 

Begreppet avser en speciell typ av blick som är mer medicinskt inriktad. Den används som 

verktyg för att studera kropparna i de aktuella målningarna.  

 

Tecken 

Detta begrepp används i läsningen av tavlorna på den konnotativa nivån. Begreppet är hämtat 

från den semiotiska och bildsemiotiska metoden och används för att hitta objekt, uttryck eller 

dylikt i porträtten vilkas betydelser kan utvidgas bortom det synliga. Tecken blir nycklar för att 

förstå porträtten och kunna besvara frågeställningarna och möta uppsatsens syftesformulering. 

Till exempel kan en kudde ses som ett tecken för passivitet, trötthet och i förlängningen 

sjukdom. 

 

Performativitet 

Performativitet innebär att konstobjekt (i detta fall målningar) har möjlighet att generera 

handlingar, samtidigt som de får förstås som en handling i sig eftersom de är fysiska objekt. Ett 

tacksamt exempel på ett verk med performativ verkan kan vara en staty som genom sin 

placering får betraktaren att röra sig på ett speciellt sätt i ett rum. Statyn har därmed genererat 

en handling hos betraktaren. Performativitetsbegreppet innefattar även agens (se nedan). 
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Agens (och aktör) 

Begreppet utgår från föreställningen att målningar är aktiva, fysiska objekt med egen agens. 

Det vill säga, de är aktiva aktörer med en ”vilja”. Ett fördelaktigt exempel är religiösa motiv 

och objekt eftersom de har tydliga användningsområden och på ett tydligt vis kan påverka 

betraktaren, antigen fysisk i hur man rör sig eller psykiskt genom sinnesställning. 

 

Anti-narrativ 

Begreppet används främst inom litteraturvetenskap och bör förstås som ett dekonstruerande 

begrepp som monterar ner både ett framtida narrativ såväl som tolkningen. I denna uppsats står 

begreppet i relation till diagnosticering och det ifrågasätts i denna uppsats huruvida en ställd 

diagnos per definition bör tolkas som anti-narrativ; när en diagnos ställs kan ett narrativ inte 

längre fortgå, diagnosen är därmed anti-narrativ till sin natur.  

 

Paratext, peritext, epitext 

De tre begreppen förklarar textelement som existerar utanför ett litterärt verk, eller i detta fall 

ett bildkonstnärligt verk. Paratext är den ”obestämda zon” mellan ett verks insida och utsida, 

det vill säga verket i sig och det som omger verket. Ett exempel kan vara en målnings duk och 

dess ram med en etikett med information om konstnär, tillkomstår, eller en skylt med 

utställningstext. Dessa element fungerar som ett hjälpmedel för läsaren (eller betraktaren i detta 

fall) för att förstå ett verk. Tolkningen påverkas av paratexten genom att styra vår 

uppmärksamhet.56,57 

Paratext kan vidare delas in i två kategorier; peritext är det som existerar i direkt anslutning 

till en text, så som titel, förord, fotnoter, index etc. och den andra termen epitext är det som 

befinner sig utanför texten. Till exempel intervjuer, dagböcker, samtal och korrespondens.58,59 

 

 

 

 

                                                
56 Gérard Genette, "Introduction to the Paratext", i New Literary History, vol. 22, 1991. s. 263-264. Läst med 
hjälp av Sara Callahan, ”Referenshantering: lager, ekon och reflektioner i Lina Selanders Model of 
Continuation” i Hayden, H. (red.) Kontextualisering. Teoretiska tillämpningar i konstvetenskap: 2. Pp. 171–202. 
Stockholm: Stockholm University Press. DOI: https://doi.org/10.16993/baw.g. License: CC-BY 4.0. 
57 Sara Callahan, "Referenshantering: lager, ekon och reflektioner i Lina Selanders Model of Continuation" i 
Kontextualisering: Teoretiska Tillämpningar i Konstvetenskap: 2, H Hayden (red.), Stockholm, Sweden, 
Stockholm University Press, 2019. s. 176. 
58 Genette, s. 263-264. 
59 Callahan, s. 196. 
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Ambivalens 

Begreppet är hämtat från Margareta Gynnings avhandling Det ambivalenta perspektivet: Eva 

Bonnier och Hanna Hirsch-Pauli i 1880-talets konstliv från 1999.60 ”Ambivalens” som begrepp 

kan sägas innefatta den obalans och spänning som dessa konvalescent- och 

sjukdomsavbildningar tycks frammana i sitt uttryck. I uppsatsen används ambivalens för att 

diskutera identitetsskapande och hur en iscensättning av sjukdom sker och tar sig uttryck i en 

individ. Det vill säga inte i hur en individ avbildas eller gestaltas utan rent aktivt kan välja att 

– som vore det en roll – anta drag som konnoterar sjukdom. 

 

Bakgrund 
Avsnittet syftar till att skapa en kontext för sjukdom som fenomen, och mer specifikt till 

sjukdomen tuberkulos. Efter läsning av tidigare forskning samt konferensen ”Sick girls” i Århus 

år 2019 vilken jag närvarade vid, visade sig tuberkulos vara en sjukdom som ofta behandlas i 

konsten från 1800-talet och det tidiga 1900-talet. Utan att dra för tidiga slutsatser kring vilken 

sjukdom individerna i porträtten lider av finns det en poäng i att försöka förstå tuberkulos och 

dess symtom. Vidare vill avsnittet ge läsaren en bakgrund till patient- och läkarrollen för att 

senare kunna diskutera sjukdom; hur den iscensätts och hur den kan förstås. 

Uppsatsen syftar inte till att vara naturvetenskaplig eller medicinsk, snarare faller den under 

medicinsk humaniora eller medicinsk konstvetenskap. Detta begrepp används eftersom det kan 

särskilja uppsatsen. Den är inte enbart en konstvetenskaplig formalanalys av porträtt utan vill 

samtidigt diskutera sådant som vanligen faller utanför konstvetenskaplig forskning. 

 

Patienten och läkaren 

Karin Johannisson redogör i Tecknen: Läkaren och konstens att läsa kroppar för läkaryrket och 

dess historia. Hon skriver bland annat om semiotik som verktyg för att ställa prognos och säga 

något om sjukdomsförloppet under 1700-talet.61 Vidare var berättelsen en viktig källa till 

information för läkaren och patienten ombads berätta helt fritt vad hen upplevde.62 Något som 

dock saknades länge från läkaryrket var beröringen, läkaren höll ett avstånd till patienten rent 

kroppsligt och det var bara vid särskilda tillfällen som fysisk beröring ägde rum. Om detta 

                                                
60 Margareta Gynning, Det ambivalenta perspektivet: Eva Bonnier och Hanna Hirsch-Pauli i 1880-talets 
konstliv, Stockholm, Bonnier, 1999. 
61 Johannisson, Tecknen: läkaren och konsten att läsa kroppar, s. 26–27. 
62 Johannisson, Tecknen: läkaren och konsten att läsa kroppar, s. 25. 
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visade sig nödvändigt var det först efter att patienten själv pekat ur var någonstans hen upplevde 

smärta eller dylikt, och det var aldrig tal om att blotta allt för mycket hud.63  

När klinikerna och de stora sjukhusen istället blir vanliga under 1800-talets början förändras 

relationen mellan läkare och patient. Istället för att vara ett talande subjekt blir patienten ett 

objekt för läkaren att studera. Det sker inte längre ett samarbete, istället är patienten en av 

många i salarna på de nya sjukhusen. I de nya rummen blir patienten undersökt vid sängen, hen 

har inte längre sällskap av vänner eller familj i samma utsträckning. Istället står läkare, 

läkarstudenter och sköterskor vid sängarna. Här förändras även inställningen till 

kroppsundersökning. I skydd av läkarrollen som klinisk, distanserad och objektiv kan läkarna 

gå från att studera teoretiskt till att studera handgripligen.64 

Läkarrollen är vidare intressant i konsten från både 1800-talet och tidigare. För det första är 

det nästan alltid en han, och patienten som avbildas är nästan alltid en hon. (Johannisson skriver 

att läkaren ”alltid” är en han och att patienten ”alltid” är en hon.65) Läkaren avbildas ofta när 

han tar pulsen på sin patient, vars handled hålls av läkaren och blir till den enda fysiska 

beröringen.66 Läkarens roll cementeras i hans kroppsspråk, likaså patientens i hennes. De tavlor 

som här diskuteras är dock annorlunda, för i dessa saknas läkaren som figur och auktoritet. 

Dessa intima porträtt fokuserar på patienten, på henne, och finns där ytterligare en figur läses 

de som någon av de närmast sörjande eller som ett tecken för något annat (se Vid sjukbädden 

av Georg Pauli fig. 6, samt Flickan och Döden av Richard Bergh fig. 2).  

Vidare skriver Johannisson om patientavbildningar, något som hon menar tar sin början 

under 1830-talet med teckningar och sedan blir allt vanligare med fotografiets genombrott 

under 1860-talet, för att sedan användas flitigt under 1900-talets första decennier.67 Johannisson 

illustrerar detta med en rad bildexempel där de första handgjorda teckningarna har en 

tyngdpunkt på en mer empatisk inställning för att sedan övergå i en klinisk och saklig blick i 

fotografierna. Dessa fotografier, skriver Johannisson, kan ibland vara både glorifierande av 

lidande och smärta, ibland är de till och med erotiska eller estetiserande i sin natur.68 

Illustrationer och fotografier som avbildar sjuka på detta sätt hade ofta syftet att undervisa 

läkarstudenterna, att lära dem läsa sjukdomstyper och symtom genom bilder.69 Här 

utkristalliseras en uppfattning om makten som ligger i läkarens blick. Om det tidigare varit ett 

                                                
63 Johannisson, Tecknen: läkaren och konsten att läsa kroppar, s. 36. 
64 Johannisson, Tecknen: läkaren och konsten att läsa kroppar, s. 45-46. 
65 Johannisson, Tecknen: läkaren och konsten att läsa kroppar, s. 35. 
66 Johannisson, Tecknen: läkaren och konsten att läsa kroppar, s. 35. 
67 Johannisson, Tecknen: läkaren och konsten att läsa kroppar, s. 55ff. 
68 Johannisson, Tecknen: läkaren och konsten att läsa kroppar, s. 55ff. 
69 Johannisson, Tecknen: läkaren och konsten att läsa kroppar, s. 55. 
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samtal och en dialog där patienten själv kunde styra, är patienten nu endast ett objekt för studier. 

Viktigt att poängtera är dock den strikta patienthierarkin. De sjuka som tillhörde en högre klass 

rent socio-ekonomiskt behandlades privat och var garanterade diskretion och anonymitet. De 

som på sätt och vis lånade ut sina kroppar till läkarvetenskapen som studieobjekt var de 

fattiga.70 

 

Tuberkulos: en kort introduktion 

Thomas M. Daniel ger i kapitlet ”The history of tuberculosis: Past, present, and challenges for 

the future” i Tuberculosis: A Comprehensive Clinical Reference (red. Schaaf och Zumla), en 

kort introduktion till sjukdomen tuberkulos.71 Sjukdomen tuberkulos är viktig i sammanhanget 

eftersom den var en av de mest utbredda folksjukdomarna under den för denna uppsats aktuella 

tidsperioden.  

Daniel skriver att de första arkeologiska bevisen på tuberkulos (TBC) i människor har hittats 

i egyptisk konst och mumier. De var mest troligt infekterade av bakterien M. tuberculosis, och 

det finns enligt Daniel vidare bevis för individer som led av sjukdomen i gamla testamentet. 

Vidare redogör Daniel för hur antikens Grekland beskrev sjukdomen och hur man enligt dem 

bäst behandlade den.72  

I en ny studie utförd vid Lunds universitet kan man dock konstatera att tuberkulos är 

betydligt yngre än vad man tidigare trott. Studien utgår från en undersökning av biskopen Peder 

Winstrup som dog år 1679.73 Med hjälp av en genetisk analys av Winstrups bevarade kropp 

kunde man konstatera att människor inte i någon större skala smittades av tuberkulos förrän för 

ungefär 6000 år sedan. Med andra ord är sjukdomen tuberkulos ungefär 64 000 år yngre än de 

70 000 år som man tidigare trott.74   

Utifrån detta kan vi utläsa att sjukdomen tuberkulos inte uppstod under 1800-talet, vilket till 

stor del är den aktuella tidsperioden för de porträtt som behandlas i denna uppsats. Men varför 

är då denna sjukdom av vikt i sammanhanget? Svaret på den frågan är att det under 1700- och 

1800-talet uppstod vad Daniel kallar för en ”epidemic wave of TB” i Europa och 

Nordamerika.75 År 1882 upptäcks orsaken till tuberkulos av Robert Koch. Han döper bakterien 

                                                
70 Johannisson, Tecknen: läkaren och konsten att läsa kroppar, s. 65. 
71 Thomas M. Daniel, "The history of tuberculosis: Past, present, and challenges for the future" i Tuberculosis: A 
Comprehensive Clinical Reference, H. Simon Schaaf & Alimuddin Zumla (red.), Edinburgh, Saunders/Elsevier, 
2009, s. 1. 
72 Daniel, s. 1. 
73 Oskar Alex, ”Sjuk biskop daterar om tuberkulos”, Forskning & Framsteg, ursprunglig artikel publicerad i nr. 
9/2020. https://fof.se/artikel/skansk-mumie-daterar-om-tuberkulos-70-000-ar. (2020-11-27) 
74 Alex, ”Sjuk biskop daterar om tuberkulos”, Forskning & Framsteg. 
75 Daniel, s. 2. 
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till Bacillus tuberculosis, en bakterie vi idag kallar Mycobacterium tuberculosis.76 Efter 

upptäckten av bakterien utvecklar Koch tuberculin, en koncentrerad, bakteriefri filtrering av M. 

tuberculosis-kulturer i vätskeform. Tuberculin visade sig inte kunna bota sjukdomen, men var 

viktig vid diagnosticeringen av tuberkulosinfektioner. För att försöka bota sjukdomen, skriver 

Daniel, förlitade man sig på äldre metoder så som vila, frisk luft, utflykter till havet och en 

hälsosam diet.77 Man behandlade patienter på sanatorier, ofta med ovan nämnda metoder. Detta 

botade inte patienter från sjukdomen, men kan ha haft effekter på spridningen av sjukdomen 

eftersom man i stor mån isolerade de infekterade individerna.78  

Idag behandlas tuberkulos med läkemedel, antibiotika, vilket upptäcktes och utvecklades av 

ett antal forskare under 1900-talets första decennier och in på 1960-talet.79  

 

Sjukdomstillstånd och symtom 

Det är inte denna uppsats syfte att ge en utförlig medicinsk beskrivning av sjukdomen 

tuberkulos, snarare används ytliga medicinska fakta om sjukdomen för att kunna prata om dess 

symtom.  

Charles L Daley och Michael Gotway skriver i kapitlet ”Imaging of tuberculosis in adults” 

publicerad i Tuberculosis: A Comprehensive Clinical Reference (red. Schaaf och Zumla), om 

tre mönster; primary TB, progressive primary TB och postprimary TB (på svenska: 

primärtuberkulos, primärprogressiv tuberkulos, postprimär tuberkulos). Daley och Gotway 

utgår i kapitlet från röntgenbilder som visar individers bröstkorgar och lungor. Deras fokus kan 

därmed sägas vara lungtuberkulos.80  

Primary TB är ett sjukdomstillstånd som uppstår vid en första exponering för bakterien M. 

tuberculosis och anses vara en pediatrisk sjukdom, det vill säga att den främst smittar spädbarn 

och barn, men som även kan smitta vuxna personer.81 Symtomen hos en vuxen som lider av 

primary TB är enligt Daley och Gotway viktnedgång, feber, hosta och hemoptysis, vilket 

innebär att patienten hostar upp blod.82 Daley och Gotway ger inte en utförlig beskrivning av 

symtom vid progressive primary TB, men skriver att detta sjukdomstillstånd till stor del liknar 

postprimary TB.83 Symtom för detta tillstånd kan ses nedan.  

                                                
76 Daniel, s. 3-4. 
77 Daniel, s. 4. 
78 Daniel, s. 4. 
79 Daniel, s. 4-5. 
80 C L Daley & M Gotway, "Imaging of tuberculosis in adults" i Tuberculosis: A Comprehensive Clinical 
Reference, H. Simon Schaaf & Alimuddin Zumla (red.), Edinburgh, Saunders/Elsevier, 2009. 
81 L Daley, Gotway, s. 237. 
82 L Daley, Gotway, s. 237. 
83 L Daley, Gotway, s. 241. 
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Postprimary TB är i sin tur ett sjukdomstillstånd som uppkommer som ett resultat av att 

individen haft smittan latent. Om individen i ett skede har ett nedsatt immunförsvar kan smittan 

sedan sprida sig i kroppen, en slags ”reactivation” för att låna Daley och Gotways språk. 

Symtom för postprimary TB är som följer: trötthet (fatigue), nattsvett, viktnedgång, lätt feber 

och upphostning av blod (hemoptysis).84  

Ett dokument från Socialstyrelsen vid namn Tuberkulos: Vägledning för sjukvårdspersonal 

publicerad 2009 används som ytterligare en källa till att förstå sjukdomen och dess symtom. 

Bland annat ges följande kortfattade beskrivning av de tre tillstånden som även presenterades 

ovan:  

 
Primärtuberkulos  

Sjukdomsförändringar som drabbar patienten i anslutning till primärinfektion, 

t.ex. tuberkulös lungsäcksinfektion hos vuxen.  

Primärprogressiv tuberkulos  

Allvarlig tuberkulos som utvecklas nära smittotillfället utan tydlig latenstid.  

Postprimär tuberkulos  

Den vanligaste formen av tuberkulos som utvecklas efter primär infektion. 

Tillståndet karaktäriseras av ett kroniskt sjukdomsförlopp med en tilltagande 

vävnadsförstörelse. Postprimär tuberkulos är vanligast i lungorna, ofta med 

kavernbildning, men kan även drabba flera andra organsystem.85 

 

Tillsammans utgör Socialstyrelsens dokument och Daley och Gotways kapitel grunden till att 

på ett ytligt plan skapa förståelse för tuberkulos och dess symtom. Utifrån dessa källor kan en 

kort lista på symtomen sammanställas. Anledningen till att mer av Daleys och Gotways kapitel 

inte redogörs för i denna uppsats är det inte är relevant för läsaren att veta mer om sjukdomen. 

Som tidigare nämnts är detta inte en rent medicinsk eller naturvetenskaplig uppsats. Det är 

därmed inte av vikt att ta upp medicinska termer som i exakthet förklarar sjukdomen, eller hur 

läkaren bäst avläser röntgenbilder för att ställa diagnos.  

Med hjälp av den diagnostiska blicken som Karin Johannisson tar upp i Tecknen (se 

teoriavsnittet) kan dessa symtom användas som fingervisare för att avgöra huruvida individerna 

i porträtten är sjuka eller ej. Detta lägger sedan grunden till en diskussion om hur sjukdomen 

iscensätts, samt möjligheten att diagnosticera de avbildade individerna utifrån hur de gestaltas. 

                                                
84 L Daley, Gotway, s. 242. 
85 Anders Tegnell, ‘Tuberkulos: Vägledning för sjukvårdspersonal’, Socialstyrelsen, 2009, 
<https://infektion.net/wp-content/uploads/2017/05/turbekulos_vagledning-for-sjukhuspersonal_2009-9-19_2-
1.pdf> [hämtad 10 november 2020], s. 15. 
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Sammanfattningsvis är symtomen för tuberkulos följande: 

× viktnedgång 

× nattsvett 

× trötthet (fatigue) 

× feber till lätt feber 

× hosta 

× samt hosta där blod förekommer (hemoptysis) 

 

I korthet kan man säga att dessa symtom fungerar som tecken för tuberkulos, och de avtäcks 

med hjälp av den diagnostiska blicken. Symtomen nämns även i det dokument som 

Socialstyrelsen publicerade år 2009 (Tuberkulos: Vägledning för sjukvårdspersonal). I 

dokumentet läggs också nedsatt matlust och smärtor i bröstkorgen till som symtom för 

lungtuberkulos hos vuxna.86 

Litteraturen berör även de rodnande kinder som konvalescenter ofta uppvisar. De rodnande 

kinderna är inte nödvändigtvis ett symtom för tuberkulos, snarare verkar det vara ett mer 

allmänt grepp för att tala om att individen är sjuk eller befinner sig i ett tillstånd av 

tillfrisknande. Därför används rodnande kinder i denna uppsats som ett symtom för sjukdom, 

som ett sjukdomstecken. 

 

Disposition 
Analysen av konstverken är indelade i fyra delar: formalanalys, titlar, diskussion av tecken, 

samt till sist en analys av konstverken som fysiska objekt. I kapitlet för formalanalys diskuteras 

varje konstverk separat, först på en denotativ nivå och sedan på en konnotativ nivå. Målet med 

detta första kapitel är att fastställa konstverkens motiv.  Efter detta kapitel diskuteras deras titlar 

som peritext. Med anledning av liknande titlar diskuteras de i några fall tillsammans, men i de 

fall då alternativa titlar eller ytterligare information har funnits tillgänglig diskuteras de separat.  

Det tredje kapitlet som kan räknas till analysen är en diskussion av avtäckta tecken i 

målningarna. Kapitlet ämnar skapa en förståelse för olika typer av tecken, hur de kan tolkas 

samt hur liknande teckens betydelse och påverkan även kan skilja sig åt beroende på 

målningens helhet. Vidare diskuteras även tecknen utifrån deras förmåga att vara aktiva, det 

vill säga förmåga till agens. 

                                                
86 Anders Tegnell, "Tuberkulos: Vägledning för sjukvårdspersonal", Socialstyrelsen, 2009, 
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1.pdf> [hämtad 10 oktober 2020], s. 18-19. 



 29 

Det sista analyskapitlet är en kompletterande analys av målningarnas motiv, men denna gång 

bygd på verkliga möten med målningarna som fysiska objekt och inte utifrån digitala fotografier 

av målningarna. Det avslutas med en kort sammanfattning av mina upplevelser och slutsatser. 

Det avslutande diskussionskapitlet ämnar skapa förståelse för verken i relation till litteratur 

och tidigare forskning. Målningarna diskuteras utifrån ett antal teman: den sjuka kroppen som 

motiv och företeelse; tuberkulos i konst och som ideal; passivitet; tydliga rollers dikotomi; 

huruvida det är möjligt att ställa en diagnos; samt deras möjliga syfte. De olika avsnitten i detta 

sista kapitel relaterar till varandra och målningarna refereras till löpande och inte i en fast 

turordning. Uppsatsens referensverk används flitigast i detta sista kapitel, och det är även i detta 

kapitel som slutsatser diskuteras och presenteras. Jag vill framhäva att detta kapitel är menat att 

studera målningarna med närhet till text- och litteraturkällor, på samma gång som det är starkt 

kopplat till tidigare iakttagelser i formalanalysen. 

Avslutningsvis summerar sammanfattningen uppsatsens slutsatser och upptäckter, och 

presenterar dem med arbetets syfte och frågeställning som grund.  

 

I. Formalanalyser 
 

I följande avsnitt kommer de sex konvalscentporträtten att analyseras först på en denotativ nivå 

genom formalanalyser. Därefter kommer porträtten analyseras på en konnotativ nivå och vidare 

ställas i jämförelse till uppsatsens referensverk. Målningarna diskuteras var för sig, först på en 

denotativ och sedan en konnotativ nivå.  

Uppsatsens frågeställningar är som följer:  

 

× Hur iscensätts sjukdom i målningarna, med vilka estetiska val och med vilka 

element (tecken)? 

× Hur gestaltas de avbildade individerna?  

× Speglar porträtten en samtida förståelse av sjukdom? På vilka sätt? 

× Vilka syften kan målningarna sägas tjäna?  

× Och till sist, är de avbildade individerna möjliga att diagnosticera?  

 

Avsnittet ämnar lägga grunden till frågorna genom att analysera dem grundligt och därmed 

avtäcka tecken. Avsnittet belyser vad porträtten har gemensamt, och diskuterar därefter tecken 
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och huruvida dessa tecken är uttryck för sjukdom. Det är först efter detta som en diskussion om 

iscensättning och hur patienterna och tecknen konnoterar sjukdom, kan genomföras. 

 

Richard Bergh Konvalescent  

Fig. 1. Richard Bergh, Konvalescent, 1886, ofullbordad. Olja och kol på trä, 54 x 44,5 cm. 

Prins Eugens Waldemarsudde. Foto: Per Myrehed. 
 

Denotativ nivå 

Berghs målning Konvalescent är en ofullbordad målning föreställande en kvinna sittande i en 

stol. Hennes ansikte består av kolorit i en beige nyans och ansiktets drag är skissade i kol, vi 

kan se hennes ögon som riktas mot betraktaren eller snett ut mot höger sida av bildrummet. 

Även kvinnans näsa och stängda mun kan anas som kolstreck. Det är endast hennes överkropp 

och en del av hennes underkropp som är ifyllda med gråvit färg. Mittendelen av målningen 

består endast av kolstreck och ett antal penseldrag. Tavlan består av en rektangulär duk. 
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Kvinnan sitter vänd åt vänster sida av bildrummet, hennes ansikte är avbildat en face men 

hon har huvudet lutat mot en stor vit kudde. Kudden tar upp en stor del av tavlans utrymme och 

ser nästan ut att omsluta kvinnan. Kvinnans bruna hår kontrasteras mot den vita nyansen på 

kudden. Håret är bakåtdraget och ser stiliserat ut.  

Vidare är kvinnan avbildad i halvfigur, vi ser endast hennes överkropp. Kvinnans ben är 

gömda under en vit filt eller ett täcke. På filten eller täcket vilar hennes vänstra hand, hennes 

högra är gömd till vänster i tavlans bildrum. I tavlans vänstra nedre hörn syns blå färg, troligtvis 

en fortsättning av filten eller täcket. I tavlans vänstra del syns även en bit utan färg, här ser vi 

ned till botten av tavlan och kvinnans hand och underkropp är här endast skissade i kol. 

Tavlans kolorit är övervägande ljus, mycket vitt har använts till kudden och kvinnans 

klädsel. Stolen kvinnan sitter i är i en brun kolorit, bakgrunden är målad i en beige nyans. Den 

enda starka kulören är den lilla delen i blått i vänstra nedre hörnet. 

Att målningen är ofullbordad kan vara en av anledningarna till att bilden inte har någon 

utmärkande djupverkan. Bildrummet är istället platt, men vi kan se att där finns ett visst djup i 

och med den vita kudden och den bruna stolen kvinnan sitter i. Bakom henne syns inget rum, 

istället ser vi den beigea färgens skissartade penseldrag där linjerna mellan kudden och väggen 

nästan blöder in i varandra.  

Det finns en aning till djupverkan med hjälp av skuggning precis under kvinnans ansikte där 

hennes klädedräkt börjar. Vidare är även kvinnans vänstra del av ansiktet skuggat med hjälp av 

ett antal penseldrag och även hennes arm till höger i bildrummet är veckad med hjälp av en 

skuggning. Även på kudden kan vi se spelet mellan ljus och skugga, speciellt på delen till höger 

i bildrummet, vilket gör att vi kan anta att det till höger finns en ljuskälla. 

Målningen har en diagonal eller något som kan likna en S-formad komposition. Kvinnans 

ansikte befinner sig till höger i bildrummet och hennes kropp är sedan vänd mot vänster och 

avbildad som en diagonal. Nästan hela bildrummet tas upp av kvinnan och stolen, och kudden 

hon vilar huvudet mot fungerar som en fond för kvinnans ansikte. 

Överlag präglas målningen alltså av en platthet med en del måleriska inslag. Man kan tänka 

sig att detta hade förstärkts om målningen fullbordats. Även målningens plasticitet hade troligen 

blivit förstärkt, kanske speciellt klädedräkten och kudden hade blivit mer framträdande.  

 

Konnotativ nivå 

Den denotativa analysen av Richard Berghs tavla Konvalescenten gick bland annat igenom 

koloriten, kvinnans positionering, samt tavlans djupverkan. Tavlan är ofullbordad vilket gör att 

det är svårt att helt urskilja till exempel kvinnans ansiktsdrag, samt i vilket rum hon befinner 
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sig i. Den bakgrund som tecknats tidigare i uppsatsen gällande sjukdomsbehandling på 

sanatorier kan man även tänka sig att kvinnan skulle befinna sig utomhus för att få frisk luft, 

något som var en av behandlingsmetoderna. Av den beiga nyansen i bakgrunden att döma kan 

det dock röra sig om en inomhusscen, samt det faktum att hon endast är klädd i vad som skulle 

kunna vara en enkel klänning eller nattsärk. 

Genom att anlägga en diagnostisk blick på målningen kan man gå vidare med läsningen av 

kvinnan. Hennes ansikte är endast ifyllt med en beige nyans och kolstrecken som visar ansiktets 

drag, men det går ändå att utläsa hennes ögon som blickar mot betraktaren. Ögonen är 

förhållandevis stora, men den matthet som man kanske förväntar sig av en tillfrisknande individ 

går inte att se eftersom den inte målats dit. Tavlan blir därmed svår att få grepp om eftersom 

det ofta är i ansiktet vi kan utläsa den avporträtterades känslor. Men kvinnans positionering i 

stolen, den stora kudden, samt filten över hennes knän signalerar ändå en fysisk matthet, en 

trötthet. Hennes lutning mot den enorma kudden och handens vilande position i knät signalerar 

än mer en trötthet i kroppen. Sättet hon sitter på och blickens statiska position liknar närmast 

någon som glider in och ut ur vila, någonstans mitt emellan vakenhet och sömn. Ansiktet må 

vara ofullbordat och endast ifyllt i beige, men den blekhet hon utstrålar finns ändå att läsa i 

ansiktet.  

Vidare bidrar skuggningen i kvinnans ansikte till ett lätt urholkat uttryck. Håret är 

bakåtstruket och även det ofullbordat och kan därmed inte ses särskilt tydligt. Är det rufsigt? 

Eller är det uppsatt i en prydlig frisyr? Av resten av kvinnans intryck att döma får vi anta att 

det inte är en prydlig frisyr, snarare en frisyr som anammats för lätthetens skull, för att få bort 

håret från ansiktet.  

Tavlans kolorit är som det togs upp på den denotativa nivån i förhållandevis ljusa nyanser, 

de enda som sticker ut är den blå biten av filten, stolens mörka färg och kvinnans hår. Intrycket 

av tavlan blir att det är en blek målning, nästan försiktig i sitt uttryck. 

Tecken som kan avläsas i tavlan är främst kudden, stolen och filten eftersom de tar upp en 

så stor del av tavlans bildrum, men även för att de trots tavlan ofullbordade tillstånd är de mest 

tydliga objekten i tavlan. Kudden som ger stöd åt den sjuka eller tillfrisknande, filten som 

värmer den som sitter still och inte kan gå upp och få igång blodcirkulationen, och stolen som 

kan placeras kanske vid ett fönster för att den som sitter i den får en vacker utsikt, eller i ett 

avskilt hörn för att kunna vila i fred.  

Vad kvinnan har i knät går inte att se eftersom denna del av tavlan endast består av kolstreck. 

Det är möjligt att hon inte håller i något alls, att de streck vi ser endast är en början på filten 

eller en fortsättning av klänningen hon har på sig. Handen är stiliserad men vi kan ändå se att 
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den vilar nästan tungt i hennes knä. Även denna trötta hand kan läsas som ett tecken för 

sjukdom, eller i alla fall ett tillstånd bortom friskhet. 

Det som därmed avtäckts genom att läsa tecken i målningen och kvinnans ansikte (som även 

det kan anta rollen som tecken) genom att använda en diagnostisk blick är alltså att detta är en 

individ som inte befinner sig i ett friskt tillstånd.  

I två utställningskataloger från Nationalmuseum respektive Prins Eugens Waldemarsudde 

finns det uppgifter om att det är Helena Bergh (f. Klemming) som sitter modell för tavlan.87,88 

Helena Bergh var vid tiden Richard Berghs hustru, men dog år 1889 i lungsot, ett annat ord för 

sjukdomen tuberkulos.89 I utställningskatalogen Richard Bergh 1858-1919 från 1978 (Prins 

Eugens Waldemarsudde) finns det uppgifter om att hon dog av cancer.90  

Ovissheten kring om det var lungsot (TBC) eller cancer som Helena Bergh avled i sviterna 

av försvårar naturligtvis en eventuell diagnos. Dessa två stridande uppgifter kring vilken 

sjukdom det var behöver dock inte försvåra förståelsen för narrativet i målningen, och på intet 

sätt behöver det tolkas som anti-narrativt. Man skulle istället kunna hävda motsatsen. Att 

närvaro av sjukdom finns i bilden är redan bekräftat av titeln, men genom att uppgifter nu 

stärker vem som är avporträtterad gör för första målningen till ett regelrätt porträtt av en 

namngiven person.  

Vidare är det även svårt att avläsa symtom genom en diagnostisk blick på en målning som 

inte är fullbordad. Den är inte färdigställd, vilket på många sätt försvårar en analys av dess 

målade yta, men det försvårar inte en betraktares förmåga till att tänka fritt kring målningens 

motiv. Varför är porträttet ofullbordat? Är det en medveten handling av konstnären Richard 

Bergh att lägga ner penslarna? Var det omöjligt, antingen rent konstnärligt att fånga hustruns 

sjukdom, eller rent känslomässigt? 
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63:02, Stockholm, Prins Eugens Waldemarsudde, 2002. 
89 ”Stockholms Hälsovårdsnämnd Dödsbevis 1878-1926, Vissa Församlingar - Helena Maria Berg Klemming 
18890625” <https://sok.stadsarkivet.stockholm.se/Databas/stockholms-halsovardsnamnd-dodsbevis-vissa-
forsamlingar-1878-1926/Visa/helena-maria-berg-klemming-18890625/3542b149-2ed6-44f3-a769-
9c7f15fc045a?sidindex=0&efternamn=Klemming&fornamn=Helena+Maria&dodsdatumaaaammdd=18890625> 
[hämtad 8 oktober 2020] 
90 Richard Bergh 1858-1919, Stockholm, Prins Eugens Waldemarsudde, Civiltryck AB, 1978, s. 11. 
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Richard Bergh Flickan och Döden 

Fig. 2. Richard Bergh, Flickan och Döden, 1888. Olja på duk, 71,5 x 83,5 cm. Prins Eugens Waldemarsudde. 

Foto: Per Myrehed. 
 

Denotativ nivå 

Berghs tavla Flickan och Döden avbildar en ung kvinna eller flicka klädd i vitt, bakom henne 

går ett skelett klädd i en grå kappa eller mantel. 

Målningen har en djupverkan eftersom vi i målningens bakgrund kan se en horisont och tre 

hus, vi kan även skymta en rökslinga från ett av husen som letar sig upp på himlen. Vi kan även 

se en stig som snirklar sig som en diagonal linje genom bilden. På himlen anas en skärva av en 

måne och molnstråk drar över himlen. Vi ser också två träd i anslutning till husen som avtecknar 

sig mot himlen och figurernas skuggor som faller mot marken till vänster i bildrummet. 

Den unga flickan är klädd i en vit klänning som döljer hennes fötter och hon har armarna 

upphöjda i brösthöjd. I sin vänstra hand håller hon i en blombukett, hennes högra hand har 

plockat en blomma ur buketten och håller upp den. Flickans ljusa hår är uppsatt i en prydlig 

frisyr. Vi kan inte se flickans ögon, målningens måleriska karaktär döljer ögonen bakom breda 
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penseldrag, men hennes huvud är högt buret och hennes näsa ser vi tydligt. Hennes hy är 

återgiven i blek kolorit, men på hennes kind syns ett stråk av rosa färg. 

Bakom flickan ser vi ett skelett iklädd en mörk mantel med trasiga kanter, manteln har 

öppnat sig framtill och blottar skelettets bröstparti. Skelettet är något framåtböjd, ryggen är 

böjd, likaså huvudet och dess ben är böjda som mitt i ett stort steg. Under manteln ser vi en lie 

som sticker fram. Skelettets vänstra arm är gömd under manteln medan dess högra är höjt mot 

ansiktet. I höger hand håller skelettet i en blomma, en maskros som blommat över och kvar är 

endast fröställningen.  

Bilden har en målerisk karaktär där linjerna och avgränsningarna är svåra att urskilja, vidare 

är målningen i en ljus kolorit med undantag för skelettets klädedräkt. Målningen kan sägas stå 

och väga mellan öppen och sluten form eftersom stigen som snirklar sig genom målningen 

fortsätter utanför bildrummet, men huvudmotivet är samtidigt förhållandevis centralt placerat 

och kan lätt tänkas omslutas av en ram. Men det finns samtidigt en ambivalens i målningen 

gällande öppen eller sluten form eftersom både flickan och skelettet tydligt är på väg ut mot 

vänstra delen av bildrummet. Denna förflyttning inger en känsla av öppenhet vad gäller 

målningen form. Vidare ger det ett intryck av oklarhet i målningen, samtidigt som det är tydligt 

vad det centrala motivet är finns det i bilden detaljer som även de fångar betraktarens 

uppmärksamhet; stigen som fortsätter bort, månen och molnen på himlen, samt husen och 

rökslingan från huset i målningens absoluta bakgrund. 

 

Konnotativ nivå 

Berghs tavla Flickan och Döden är annorlunda från de andra målningarna i denna uppsats. I de 

andra målningarna i denna uppsats befinner sig den avbildade sittande eller till sängs. Flickan 

i Berghs målning däremot har avbildats gående utomhus. Klädd i en vit klänning och med håret 

prydligt uppsatt hade det kunnat vara en nästan romantisk målning; en ung flicka ute på 

promenad. Denna känsla infinner sig dock inte, för bakom flickan går ett skelett, lätt framåtböjd 

klädd i mörk mantel och med lien synlig. Båda gestalternas skuggor avtecknar sig på marken, 

skuggorna är långa och ser nästan drömlika ut. Faktum är att hela målningen ter sig aningen 

orealistisk och drömlik. Den fortfarande ljusa himlen och månskäran, den förhållandevis bleka 

koloriten.  

I målningen finns en aning av spänning, av olust och fara. Sättet skelettet närmar sig flickan 

på, hur det går så nära inpå henne utan att hon verkar märka det, hon verkar istället uppslukad 

av blombuketten. Blommorna blir till ett tecken i målningen, inte minst med tanke på att flickan 

och skelettet imiterar varandras gest. Flickan håller blombuketten i sin vänstra hand och har 
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plockat en enskild gul, blomma ur buketten som hon håller upp med höger hand. Vänder man 

blicken mot skelettet ser man att dess vänstra arm är gömd under manteln, troligtvis håller 

skelettet i lien med vänster hand. I höger hand håller skelettet i en överblommad maskros; dess 

fröställning ett offer för vinden precis som vi och vårt liv är ett offer för döden. 

Här är det inte långt bort att tänka på blommor som ett memento mori. Tanken går till 

holländska stilleben från 1600-talet med blommor i stora buketter där blommorna är i olika 

stadier; knopp på väg att slå ut, någon blomma i full blomning och sedan de som blommat över 

och vissnat.  

Vidare kan diskutera symboliken i att låta de två figurerna avbildas i samma gest men 

hållandes i en blombukett respektive lie med vänster hand.  

Lien kan för det första läsas i sin allra renaste form, det vill säga som ett redskap för att 

skörda eller för slåtter. Men den är också ett tecken och anspelar på bilden av döden som en 

gestalt och ett subjekt snarare än fenomen, döden som liemannen. Skelettet blir därmed även 

den ett tecken, ett memento mori sin kanske allra renaste form. 

Vad innebär det att ställa lien mot flickans blombukett? Man skulle kunna säga att det blir 

ett tecken för två sätt att avlägsna gräs eller grödor på; att plocka stillsamt, och att med ett vasst 

redskap skörda mycket på en och samma gång. Det är samtidigt två tecken som i sitt uttryck är 

mångfacetterade, en blombukett som i detta nu ser frisk ut, men som vi vet kommer att vissna. 

En lie som kan innebära både liv och död genom att dess syfte är att hjälpa till med skörden och 

fortsatt arbete på en gård, och å andra sidan vara en symbol för Liemannen och döden.  

Varför förföljer då liemannen, döden, denna unga flicka? Det är en fråga vi återkommer till. 

Först bör vi tala även om stigen som ett tecken i bildsemiotisk mening. Stigen som snirklar sig 

diagonalt över bildrummet tar en början till vänster i bildrummet och fortsätter sedan upp mot 

husen och träden till i högra hörnet i bildrummet. Det är möjligt att läsa denna stig som ett 

tecken för vad den kan fungera som rent praktiskt, en väg bort eller en väg hem. Men varken 

flickan eller skelettet befinner sig på denna stig, istället går de på gräset och är än mer på väg 

ut mot bildens vänstra del, som vore de på väg att lämna bildrummet helt och hållet. 

Med tanke på den månskära som syns på himlen, de långa skuggorna, de färska blommorna 

och flickans avsaknad av kappa eller ytterkläder kan man tänka sig att det är en vår- eller 

sommarkväll vi ser. Är det rentav skymning i målningen? Hela atmosfären i målningen skulle 

med den läsningen kunna ses som ytterligare ett tecken; dagen rinner ut, kvällen och natten 

nalkas.  

Med detta i åtanke kan vi återgå till frågan kring varför skelettet går bakom denna unga 

flicka. De ovan presenterade möjliga tolkningarna av tecken i målningen tillåter en slutgiltig 
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tolkning där skelettet förföljer flickan eftersom hon snart ska dö. Till förmån för denna uppsats 

syfte kan man läsa det som att flickan är sjuk. Men uppvisar hon några synliga tecken på 

sjukdom? Genom att använda en diagnostisk blick kan vi först se till flickans gestalt. Där 

uppvisar hon inte några synliga sjukdomstecken. Hon går rakt och stolt, hennes kläder och frisyr 

tillåter inte en tanke om att hon precis innan stigit upp från en sjukbädd. Men vi kan titta 

närmare och då se hennes bleka ansikte, och hennes bleka, smala händer. På kinden syns en 

aning till rodnad i form av en rosa färgfläck. Rodnade kinder kan inte bara läsas som ett sätt att 

återge friskhet, eller ungdom, utan är även ett febersymtom. 

Utifrån detta är det därmed möjligt att tolka målningen som en skildring av ett 

sjukdomsförlopp, men kanske ett idealiserat eller drömlikt sådant. Flickan ligger inte till sängs, 

hon är ute och går. Vi vet såklart inte vad som hände före, och vi kan bara fundera kring vad 

som händer senare. Men utifrån de tecken som här har presenterats skulle man kunna läsa det 

som en skildring av en död som kommer smygande, bokstavligt talat med tanke på skelettets 

smygande steg och närhet till flickan.  

Vad flickan kan sägas lida av, det vill säga på vilket sätt är hon sjuk, är kanske egentligen 

inte av vikt. Det blir snarare mer intressant att tala om bilden av sjukdom och hur den här 

presenteras för betraktaren. Om man som betraktare väljer att läsa Berghs målning som en bild 

av en stundande död till följd av sjukdom, blir det här en iscensättning som visar upp en bild av 

döden på ett närmast poetiskt sätt. Det skulle även, med tanke på den drömlika atmosfären som 

förstärks av den bleka koloriten, vara en skildring av något som inte sker på riktigt. Är det en 

feberdröm? En bild av döden när den infaller? Kanske infaller döden egentligen någon 

annanstans, i ett annat rum (i hemmet? på sanatoriet eller sjukhuset?). I målningen iscensätts 

den istället som en sista promenad i skymningen.  

Iscensättningen av en eventuell sjukdom, och en troligen stundande död, på ett metaforiskt 

sätt. Målningens aktörer, som kan sägas vara flickan, skelettet men även de objekt vi ser 

(blommorna, månskäran, stigen, husen), samverkar till att skapa en drömlik scen där döden 

presenteras som något som sakta smyger sig på.  
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Helena Maria Klemming, Richard Berghs första fru, stod modell även för denna målning.91 

Hon dog sedermera året efter (1889) i lungsot eller av cancer enligt uppgifter från en 

utställningskatalog publicerad år 1978. 92, 93 

Precis som med Berghs målning Konvalescent, där hustrun satt modell, behöver inte detta 

betyda att diagnosen lungsot eller cancer blir anti-narrativ för målningen. Målningen går inte 

riktigt att kategorisera som sjukdoms- eller konvalescentporträtt om man endast utgår från dess 

målade yta, det vill säga vad vi faktiskt ser. Därmed är den inte heller möjlig att se på med en 

helt igenom diagnostisk blick. Så om sjukdom inte är en definitiv faktor i målningen, är inte 

heller en diagnos möjlig. Därmed kan inte narrativet stoppas av en diagnos.  

Vad gäller ett mer allmänt kodat sjukdomsnarrativ är Flickan och Döden intressant eftersom 

den tillåter både ett öppet och ett stängt sjukdomsnarrativ. Döden som en sista anhalt, som slutet 

på ett narrativ, är närvarande i målningen som ett eget subjekt. För vad händer när Döden 

kommer ikapp flickan? Men narrativet kan samtidigt fortsätta, om man så vill åt andra hållet. 

Med andra ord; varför förföljs flickan av döden? Vad hände innan?  

Den diagnos som lungsot eller cancer innebär behöver inte bli aktuellt för läsningen av 

målningen. Det räcker att det finns ett narrativ kopplat till en människas död närvarande i 

målningen. Men hur detta tillstånd, denna process av sjukdom och död, ser eller såg ut är upp 

till en tolkande betraktare.  

Flickan och Döden som målning kan endast sägas innehålla två detaljer som knyter an till 

konvalescent- och sjukdomsporträttens motivkategori: blommorna, och döden som fenomen 

som lurar under ytan. Men det är också detta som gör målningen så pass intressant.  

För döden, som fenomen, finns i alla dessa målningar. Antingen har den undvikits genom 

att personen tillfrisknat, eller så är den fortfarande närvarande i ett ”nu”. Flickan och Döden 

ger detta fenomen kropp. I sin helhet är Flickan och Döden kanske ett perfekt exempel på ett 

ambivalent perspektiv, eftersom den på flera sätt innehåller just den obalans och spänning som 

ambivalens som begrepp innefattar. 

 

                                                
91 Enl. uppgifter från Prins Eugens Waldemarsudde databas. Arkivhänvisning: RBA, Ingelmans saml., Helena 
Berghs dagbok (maj 1888-maj 1889). 15 nov. 1888: Lill målade på "dödtavlan". 16 nov. 1888: sen jag lagt Bébè 
stod jag modell för "dödtaflan". 17 nov. 1888: Lill målade marken på "dödtavlan". 19 nov. 1888: Sen vi ätit 
frukost målade Lill på marken på "dödtavlan". 20 nov. 1888: Lill målade färdig "dödtavlan". 
92 Stockholm stad, Stadsarkivet, Stockholms Hälsovårdsnämnd Dödsbevis 1878-1926. Sökord: ”Helena Maria 
Klemming, 1889-06-25”. https://sok.stadsarkivet.stockholm.se/Databas/stockholms-halsovardsnamnd-
dodsbevis-vissa-forsamlingar-1878-1926/Visa/helena-maria-berg-klemming-18890625/3542b149-2ed6-44f3-
a769-
9c7f15fc045a?sidindex=0&efternamn=Klemming&fornamn=Helena+Maria&dodsdatumaaaammdd=18890625. 
Hämtad 2020-10-08.  
93 Richard Bergh 1858-1919, Stockholm, Prins Eugens Waldemarsudde, Civiltryck AB, 1978, s. 11. 
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Eva Bonnier Magdalena  
 

Fig. 3. Eva Bonnier, Magdalena, 1887. Olja på duk, 53,5 x 65 cm. Prins Eugens Waldemarsudde. Foto: Per Myrehed. 

 

Denotativ nivå 
I Magdalena av Eva Bonnier ser vi i målningens centrum en kvinna. Kvinnan sitter lutad mot 

två vita kuddar, en stor i bakgrunden och en mindre närmast kvinna. Kvinnans ansikte är vänt 

ut mot bildrummets högra sida. Hon har öppna ögon men tittar ut mot höger och möter inte 

betraktarens blick. I bakgrunden ser vi bruna färgfält vilket gör att djupverkan i bilden inte går 

längre än att man kan ana att kuddarna kanske lutar mot en vägg eller liknande. 

Kvinnan i målningen är iklädd en blå klädedräkt och över axlarna bär hon en virkad vit sjal 

som faller ned över bröstet. Klädedräkten har knappat på framsidan, åtminstone en knapp är 

oknäppt och dess krage har vikt sig litet. Trots att plagget är litet öppet skyler den kvinnans 

överkropp. Man kan dock ana något vitt under det blå tyget. 

Hennes hår är uppsatt med ett rött band i en knut uppe på huvudet. Det är överlag en rufsig 

frisyr där lockarna runt ansiktet stretar utåt mot den vita bakgrunden som kudden utgör. Hennes 
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blick är närmast tom och hennes hy är mycket blek. I ansiktet syns ett antal skuggor runt näsan 

och ögonen, samt vid kvinnans käkben. Vi ser endast kvinnans överkropp, hennes händer 

befinner sig utanför bildrummet. 

Tavlan kan sägas ha en plastisk karaktär eftersom den har en djupverkan och känsla av volym 

både i framställningen av kvinnan och kuddarna hon vilar på. Vidare har målningen en öppen 

form eftersom den stora kudden i bakgrunden fortsätter ut ur bildrummet, så även kvinnans 

kropp och hennes blick vilket ger en känsla av fortsättning i bilden.  

Bonnier har i målningen arbetat med ljus och skugga där främsta fokuseringen av ljuset är 

på kvinnans ansikte, hals och på kuddarna. Den är överhuvudtaget ljus i koloriten med undantag 

för den mörka bakgrunden och kvinnans hår och ögon.   

 

Konnotativ nivå 

Bonniers tavla Magdalena är på många sätt lik den tidigare tavlan Konvalescent av Richard 

Bergh. Även i denna målning möter vi en kvinna som sitter lutad mot stora kuddar och verkar 

närmast innesluten i sig själv. Kvinnans blick är riktad ut mot höger sida av bildrummet och 

hon är mycket blek. Vidare kan man tala om kvinnans kläder och hennes hår. Hon är iklädd ett 

nattlinne som är slarvigt hopknäppt och över axlarna bär hon en virkad sjal. Håret är uppsatt i 

en rufsig knut mitt på huvudet, flera slingor verkar röra sig ut mot kuddens yta. Utifrån det kan 

man kanske dra slutsatsen att håret inte blivit borstat och tillrättalagt i en frisyr, snarare är håret 

bara uppdraget för att inte vara i vägen.  

Kvinnans kroppshållning är en inaktiv sådan, hon sitter lutad mot kuddarna och hennes 

armar är ledigt lagda längs kroppen. Den ofokuserade blicken, hållningen och kuddarna ihop 

med kvinnans utseende för tankarna till ett tillstånd av trötthet och sjukdom. Hon behöver 

kuddarnas stöd, och hon har inte tid att bry sig om sitt utseende. Kuddarna kan därmed sägas 

vara tecken för denna trötthet eller ett sjukdomstillstånd. Kvinnans bleka hy stärker denna 

slutsats.  

Precis som i fallet med Berghs målning Konvalescent får vi av den mörka bakgrunden i 

Bonniers målning dra slutsatsen att kvinnan gestaltas i en inomhusmiljö. Kvinnan i Bonniers 

målning har likt kvinnan i Berghs tavla inte särskilt värmande kläder på sig, och sjalen hon har 

kring halsen verkar ligga lugnt mot kvinnans kropp och ser inte ut att störas av eventuella 

vinddrag vilket skulle kunna ha varit fallet om hon suttit utomhus.  

Tavlan har en relativt blek kolorit, men med vissa kontraster i och med bakgrundens mörkt 

bruna ton och kvinnans mörka hår. Även kvinnans ögon är återgivna i en mörkt brun ton vilket 

förstärker ansiktets blekhet. Kuddarna är målade i vitt och även detta blir en kontrast mot 



 41 

kvinnans hår och hennes ansikte. Vidare är kvinnan centrerad i målningen och eftersom vi bara 

ser hennes överkropp och en bit av hennes armar hamnar betraktarens blick direkt på kvinnans 

ansikte. Det går här att tala om en performativ dragningskraft i målningen eftersom betraktaren 

direkt söker sig till kvinnans mörka ögon. Trots att hon som sagt blickar ut mot höger och 

därmed inte kan möta betraktarens blick har dessa ögon en kraft. Den ofokuserade blicken är 

inte ställd åt höger som för att signalera att hon låter sig tittas på, snarare är det som att hon är 

för trött för att möta betraktarens blick, eller att hon faktiskt inte bryr sig. Det är nästan så att 

man kan tänka att denna kvinna har andra bekymmer än att tänka på att hon blir betraktad.  

Genom att studera målningen med hjälp av en diagnostisk blick blir det ganska snart 

uppenbart att hon är sjuk. Kvinnans bleka ansikte, den uppenbart tillbakalutade och trötta 

kroppshållningen, samt hennes undanglidande blick. Dessa symtom kan hittas i listan för 

symtom för tuberkulos, och det är därför inte helt omöjligt att utifrån den målade ytan, alltså 

tavlan själv, diagnosticera henne. Huruvida denna kvinna verkligen led av tuberkulos i 

verkligheten blir på sätt och vis ointressant inom ramarna för en konstvetenskaplig analys av 

tavlan. Tavlan, alltså tinget i sig, avbildar uppenbarligen en sjuk individ, och det är inte helt 

omöjligt att utifrån den målade ytan och vad vi faktiskt ser, diagnosticera henne som en 

tuberkulospatient. 
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Gustaf Magnusson Konvalescent  

Fig. 4. Gustaf Magnusson, Konvalescent, 1933. Olja på masonit, 35 x 27 cm. Moderna museet. 

Foto: Prallan Allsten. 

 

Denotativ nivå 

I Magnussons tavla Konvalescent ser vi en kvinna. Hon ligger i en säng och har huvudet vilande 

på en kudde. Hennes armar vilar mot kroppen och hon håller i en bok som hon ser ut att läsa då 

hennes blick är fäst i boken. I bildens bakgrund ser vi två sängstommar i mörka färger, en grå 

vägg och högst upp i bilden skymtar en grön lampskärm. Det är tydligt att det är två sängar som 

står tätt bredvid varandra eftersom vi ser ett litet mellanrum mellan stommarna. Sängkläderna 

är i ljusa färger och täcket ligger runt kroppen. Kvinnans hår är grått och ser rufsigt ut. Kvinnan 

är ledigt klädd och ligger nedstoppad i sängen, hon bär ett plagg i ljust rosa färg.  
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Bildrummet är rektangulärt och kan sägas ha en öppen form eftersom flera av målningens 

komponenter fortsätter ut ur bildrummet; sängen, kudden kvinnan lutar sig mot, kvinnans kropp 

och lampan. Vidare har målningen en viss djupverkan eftersom vi lätt kan se vad som är 

förgrunden och bakgrunden, men den är även målerisk i karaktären vad gäller kvinnan och 

sängkläderna. Linjerna känns otydliga och det är nästan som att kvinnan försvinner i täcket och 

kuddarna. Tydligheten kan sägas finnas i sängens stomme och väggen den står mot, där finns 

det tydliga avgränsningar.  

Ljuset tycks falla in från vänster i målningens bildrum, det faller på boken kvinnan håller i 

och hennes panna och näsa. Man kan även ana att ljuset faller in i det vita färgfältet till höger, 

alltså att ljuset fortsätter in på sängen där boken skymmer vår sikt. Till höger i bildrummet är 

ljuset mörkare. 

 

Konnotativ nivå 

Magnussons målning Konvalescent från 1933 är den yngsta målningen av de utvalda tavlorna 

för denna uppsats. I denna målning möter vi en sängliggande kvinna som läser i en bok. Till 

skillnad från Berghs och Bonniers målning av en kvinna omgiven av kuddar är det här tydligt 

att vi befinner oss i en inomhusmiljö, kanske till och med hemmiljö. I bakgrunden ser vi 

sängarnas stommar och en grön lampskärm. Det faktum att det är två sängar som ställts tätt 

ihop för tankarna till ett äkta hem där två sängar sammanfogats för att de två parterna ska kunna 

sova nära varandra. Detta konnoterar därmed att kvinnan inte befinner sig på ett sjukhus eller 

ett sanatorium utan istället är hemma hos sig själv. 

Kvinnan i målningen ligger nerbäddad bland sängkläderna och har huvudet lutat mot en vit 

kudde. Över kroppen har ett täcke lagts. Vi ser kvinnans armar tydligt och hennes händer 

greppar kring boken. Till skillnad från Berghs och Bonniers målningar av sängliggande kvinnor 

är Magnussons konvalescent mer aktiv eftersom hon läser. Hennes blick är fokuserad i boken 

och hennes ansiktsuttryck ser lugnt och koncentrerat ut. Med en diagnostiskt blick skulle man 

kunna utläsa en viss blekhet i ansiktet, men det är inte en sjuklig blekhet. Hyn är snarare mer 

rosig än blek. Men det faktum att hon är sängliggande konnoterar ett slags mellantillstånd, en 

tillfrisknad. Handlingen att läsa är dock det som starkast konnoterar tillfrisknad eftersom akten 

att läsa kräver en koncentration och ett sinnestillstånd öppet för intryck, något som en mycket 

sjuk människa kanske inte orkar.  

Kvinnans klädsel och utseende liknar de tidigare målningarnas avbildade kvinnor. Hon är 

klädd i ett rosa plagg som skulle kunna vara ett nattlinne, en nattsärk eller en nattskjorta. 

Plaggets ovandel är otydligt återgivet med svepande penseldrag vilket gör det svårt att se en 
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eventuell knäppning, halsringning eller krage. Otydligheten i att återge plagget konnoterar dock 

ett slags ointresse, kläderna är här inte viktiga, vilket i sin tur styrker att det är ett plagg som 

går att använda när man är sängliggande. Därmed är det mest troligt att det är något av ovan 

listade plagg.  

Magnussons målning har en blek kolorit med undantag för kvinnans hår, ögon och sängarnas 

stommar och lampan. I Bonniers målning Magdalena fungerade kuddarna som kvinnan sitter 

mot som nästan en liknelse för kvinnans bleka hy. Kvinnan i Magnussons målnings hy blir 

istället en kontrast mot kuddarnas vithet, ansiktet har antagit en lätt rosa ton. Kuddar som tecken 

för sjukdom blir i denna målning ett tecken för tillfrisknad. Kvinnan verkar snarare vara vilande 

än sjuk, om det inte vore för målningens titel (Konvalescent) hade man kunnat tro att målningen 

avbildar en sovmorgon.  

Vidare blir även boken ett tecken för tillfrisknad i målningen eftersom den signalerar ett 

fysiskt tillstånd där individen är tillräckligt välmående för denna handling.  
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Jenny Nyström Konvalescenten  

Fig. 5. Jenny Nyström, Konvalescenten, 1884. Olja på duk, 154 x 115 cm. Nationalmuseum. 

Foto: Linn Ahlgren / Nationalmuseum. 
 

Denotativ nivå 

I Jenny Nyströms tavla Konvalescenten ser vi två flickor, en är stående till vänster i bildrummet 

och skyms delvis av en stor fåtölj som den andra flickan sitter i. Den sittande flickan har hasat 

ner i fåtöljen och vilar mot en stor vit kudde och under den skymtar ett blåvitt randigt bolster. 

Över benen har hon en filt som draperas kring hennes underkropp och fortsätter ner på golvet. 

Den stående flickan är klädd i mörkblått och hennes hår är utslaget, hon har röda kinder och 

blickar ned mot den andra flickan medan hon vilar ena handen mot fåtöljens rygg. Rummet de 

befinner sig i har grå väggar och ett stenlagt golv i en orangeröd kolorit. Under fåtöljen är golvet 

målat i en gråblåton. 
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Den sittande flickan har även hon utslaget hår som vilar mot kudden, hon är klädd i en vit 

särk och hennes armar ligger längs kroppen med handflatorna nedåt. Hennes hy är blek och 

hennes ögon är riktade upp mot höger i bildrummet, hennes mun är aningen öppen. Till vänster 

om henne finns ett litet bord som fortsätter ut ur bildrummet. På bordet ligger en apelsin, där 

står även en flaska med en gulaktig vätska i och under korken sticker något vitt ut. Där står även 

ett glas med en vätska i och en sked sticker upp ur glaset. På golvet till höger om fåtöljen ligger 

en uppslagen bok omgiven av apelsinskal. 

Till vänster om en stående flickan kan man ana något som liknar ett skåp eller en byrå, på 

denna står en kruka med en vissnad blomma i. Den stående flickan håller i en blombukett med 

friska blommor, rosor, blad och något som skulle kunna vara tulpaner. 

Tavlan har en öppen form eftersom bordet till höger och det som skulle kunna vara ett skåp 

eller en byrå fortsätter ut ur bildrummet. Vidare har tavlan en tydlig djupverkan, vi förstår att 

scenen tar plats i ett rum och arbetet med ljus och skugga skapar ett djup i målningen där ljuset 

främst faller på den sittande flickan, samt på ansiktet på den stående flickan. Tavlans centrala 

motiv har en linjär karaktär där linjerna är tydligt avgränsande för att i bakgrunden vara mer 

måleriska och mjuka, men det kan också vara spelet med ljus och skugga i bakgrunden som ger 

upphov till detta intryck.  

Tavlans många detaljer ger intrycket av mångfald i bilden, här finns tydligt avgränsade 

objekt som är tydligt urskiljbara. Det kan vidare sägas vara en målning som uppfattas som både 

klar och oklar eftersom detaljerna kan leda betraktarens blick runt i målningen, men det är 

samtidigt tydligt vad det centrala motivet är; de två flickorna. 

 

Konnotativ nivå 

Jenny Nyströms målning Konvalescenten innehåller två gestalter, två unga flickor, där den ena 

är placerad i en fåtölj och den andra står bredvid. Utifrån möblemanget och hur rummet är 

avbildat med en grå vägg och det stenlagda golvet, får vi anta att de befinner sig i en inomhus- 

och hemmiljö.  

Den unga flickan i fåtöljen sitter tungt lutad mot en stor vit kudde och bakom den ligger 

ytterligare en kudde eller ett bolster i ett blåvittrandigt tyg. Från detta förstår vi att flickan i 

fåtöljen behöver mycket stöd, att hon inte orkar sitta upp själv. Vidare har hon en filt över benen 

som döljer underkroppen, vi ser endast en liten del av överkroppen och hennes armar och händer 

ligger längs med kroppen. Flickan stirrar ut mot höger i bildrummet och hennes ögon är mörka 

och glasartade. Hennes ansikte är blekt och återgivet i en nästan gråaktig, mjölkig ton. Vi kan 



 47 

även tydligt se ett antal violetta penseldrag under ögonen som förstärker intrycket av att hon är 

trött och sjuk.  

Flickan som kommit för att besöka henne ger ett annat intryck. Den sjuka är iklädd en vit 

sattsärk, medan den besökande flickan är iklädd en mörk klänning. Besökarens hy är rosig och 

hon ser välnärd ut med runda kinder. Hennes hår är utslaget över axlarna och fångar ljuset, 

varför det ger ett borstat och tillrättalagt intryck. Hon ser ut att le försiktigt och har blicken 

fokuserad på den sjuka flickan. I ena handen håller hon en stor blomsterbukett med friska 

blommor, och den andra handen vilar på fåtöljens rygg.  

Flickornas olika utseenden är varandras motsatser. Den friska flickans utseende står som 

kontrast till den sjukas och gör sjukdomen än mer påtaglig. Den sjukas blekhet blir tydligare 

när den jämförs med den friskas runda röda kinder, den sjukas oborstade, matta hår ställs mot 

den friska flickans glansiga. Av titeln får vi veta att den sjuka är i ett tillstånd av tillfriskning, 

men utan titeln hade vi troligen dragit en annan slutsats. Hon ser onekligen ömklig och skör ut 

där hon ligger, och hennes händer förstärker detta intryck. De är precis som hennes ansikte 

målade i en lätt grå ton och är passiva, som om de vore svaga. Om flickan vore helt frisk hade 

hon kanske avbildats i färd med att ta emot blommorna som hennes besökare kommer med, 

men det gör hon inte. Den sjuka flickan tittar till och med bort från besökaren, och händerna 

ser inte ut att vara redo att ta emot en blombukett. Den uppslagna boken på golvet ger ytterligare 

en idé om i vilket tillstånd flickan befinner sig i. Hade hon varit frisk nog hade boken kanske 

legat bredvid henne i fåtöljen, eller så hade hon likt Magnussons konvalescent hållit i den själv. 

Men istället ligger den på golvet, och händerna greppar inte efter någonting, som om hon inte 

har kraft nog att göra något alls. Som betraktare får man dra slutsatsen att det inte har varit 

flickan själv som läst boken, kanske har hon blivit högläst för av en gestalt som inte finns med 

i målningen, eller så har hon försökt själv men inte orkat och låtit boken ramla ner på golvet. 

Boken blir därmed ett tecken för flickans fysiska tillstånd. 

Men det finns fler än så. Även blommorna som den besökande, friska flickan håller i, 

medicinflaskan med etiketten, glaset med skeden och apelsinen som står på bordet till höger, 

kudden, samt den vissnade blomman på byrån till vänster kan räknas som tecken. 

Medicinflaskan och dess etikett, samt glaset och skeden är kanske de mest uppenbara tecknen 

för sjukdom och tillfrisknande. Vi får utifrån deras närvaro i tavlan dra slutsatsen att flickan har 

matats med medicin. Eftersom de står strax till vänster om flickan själv och nästan längst in 

mot väggen på det lilla bordet är de troligen svåra att nå av flickan själv. Hennes kuddar och 

även till viss del filten är i vägen för henne om hon skulle försöka sträcka sig efter dem. Man 

får även anta att hon nog är för liten för att själv dosera ut medicinen. Detta styrker även 
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slutsatsen om att hon befinner sig hemma. Med andra ord finns där en vuxen som tar hand om 

henne hemma. 

Blommorna som den besökande flickan har med sig ställs i jämförelse med den vissnande 

blomman till vänster i bildrummet. Kanske är dessa två blommor tecken för flickorna i bilden, 

den friska flickan kan liknas vid den prunkande blombuketten, friska och nyplockade. Den 

sjuka flickan är i sin tur mer lik den på byrån; vissnande, trött och statisk. Den vissnade 

blomman står i en kruka, flickan sitter stilla i en fåtölj.  

Blommor och frukter har i olika versioner målats och är populära i stillebenmålningar. Ofta 

används de som memento mori, vilket troligen är fallet även här. Blommorna i tavlan är i olika 

stadier och apelsinen skulle kunna vara ett tecken för hälsa med tanke på dess innehåll av C-

vitamin. Hälsoaspekten i läsningen av apelsinen som tecken kan även konnotera 

omhändertagandet av den sjuka flickan. Samma person som läst för henne och gett henne 

medicin har kanske gett henne att äta av apelsiner, vi ser till exempel skalen av en tidigare 

apelsin ligga runt boken till höger på golvet. 

Överlag ger dessa ovan angivna tecken ihop med hur den sjuka flickan gestaltas en stark 

känsla av sjukdom. Man kan beskriva det som att sjukdomen har en egen agens i målningen. 

Med det menas inte att sjukdomen är ett eget subjekt, men snarare att dess agens genomsyrar 

målningen. Den performativa kraften i målningen kan därmed sägas existera på flera plan. Både 

i det rent måleriska, alltså hur gestalterna är återgivna, men även i vad målningen konnoterar. I 

konnotationen finns dessa tecken som alla pekar mot tecken för sjukdom eller liknande svaga 

fysiska tillstånd.  
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Georg Pauli Vid sjukbädden  
 

Fig. 6. Georg Pauli, Vid sjukbädden, 1885. Olja på duk, 104 x 135 cm. Nationalmuseum. Foto: Cecilia Heisser / 

Nationalmuseum. 

 

Denotativ nivå 

Georg Paulis tavla Vid sjukbädden avbildar ett rum i vad som liknar hemmiljö. Till höger i 

bildrummets mellangrund står en säng med förhängen och i sängen ligger en person nästan 

höljd av mörkret. Till vänster i bakgrunden står ett skrivbord vänt in mot sängen, vid skrivbordet 

står även en stol. Längst in i målningens bakgrund till höger står ytterligare ett bord. På bordet 

ligger en bok med bruna pärmar och röda sidor, bakom boken skymtas några flaskor. Invid 

sängen sitter en kvinna på en stol, hon har lutat överkroppen framåt och vilar ena handen mot 

kinden och den andra håller om handen på personen som ligger i sängen. 

De olika nivåerna i bilden, och i förlängningen i det rum som avbildas, framkallar en tydlig 

djupverkan i målningen. I målningens absoluta bakgrund är en vägg med fönster med gulaktiga 

gardiner framför, men utanför kan man ändå skymta lövverk och blå färgfält. Bilden har en 

mörk kolorit där de enda ljusa partierna kan sägas vara gardinerna framför fönstret, den sittande 

kvinnans huvudbonad och sängkläderna som ser ut att vara både i blått och vitt.  
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Personen i sängen är som sagt nästan helt dold av mörkret som förhängena skapar, men man 

kan ändå urskilja ett blekt ansikte som vilar mot en kudde och den ena armen och handen som 

alltså den sittande kvinnan håller i.  

Målningen är målerisk till karaktären och konturerna är delvis svåra att urskilja, det finns en 

närmast oklar karaktär i målningen där betraktarens öga kanske först söker sig mot ljuset vid 

de fönster som syns i bakgrunden. Ögat leds sedan vidare mot sängen och den sittande kvinnan. 

Det finns vidare en närmast asymmetrisk uppställning i målningen där de olika linjerna för 

möblerna pekar inåt och mot höger i bilden, till exempel kan nämnas det skrivbord som är vänt 

inåt mot rummet och sängen, samt den stol som kvinnan sitter på.  

 

Konnotativ nivå 

Georg Paulis målning Vid sjukbädden avbildar en inomhusmiljö, en hemmiljö. I rummet står 

en säng med förhängen och i tavlans mellangrund står ett bord och en stol. I bakgrunden täcker 

fönster väggen och framför fönstren hänger gardiner. Till höger i målningen står ett bord 

framför fönstret. På bordet syns en bok och ett antal flaskor.  

Målningen avbildar två gestalter, en kvinna sitter på en stol och en gestalt ligger till sängs. 

Kvinnan sitter framåtböjd med ena handen vilad på den sängliggandens hand, andra handen 

vilar mot hennes kind som för att stötta upp huvudet. Den mörka koloriten och den måleriska 

kvaliteten gör det svårt att avgöra vem som ligger i sängen men gestalten ser liten ut och man 

kan därför tänka sig att det rör sig om ett barn. Hen, som vi får anta är ett barn, ligger nerbäddad 

i sängen med huvudet vilande mot en stor kudde. Av kroppen ser vi endast den ena armen som 

är närmast kvinnan. Armen ligger ovanpå täcket som skyler resten av barnets kropp. Täcket är 

spänt under madrassen, något som barnet inte hade kunnat göra själv. Av detta förstår vi att 

barnet är väl omhändertaget och troligen är det kvinnan vi ser i bilden som tar hand om barnet.  

Precis som andra gestalter i de målningar som tagits upp i uppsatsen blir det av kuddens 

närvaro tydligt att barnet behöver stöd, kroppshållningen utstrålar därmed en svaghet och 

passivitet. Även det sätt som armen ligger tung mot täcket på för tankarna till en fysisk svaghet 

i kroppen. Intrycket av svaghet förstärks av ansiktets blekhet. Barnet är till stor del höljt i 

mörker, men ansiktet är återgivet i en blek kolorit och vi kan se ansiktsdragen som målats med 

måleriska penseldrag.  

Sängens placering i rummet är intressant eftersom den står riktad bort från väggen med 

fönster. Detta innebär att barnet inte kan se ut om hen inte kan ställa sig upp, eller få hjälp med 

att sätta sig någon annanstans. Förhängena förhindrar även mer ljus att ta sig in och inne i 

sängen finns nog mycket lite att fördriva tiden med. Detta bidrar till en känsla av uppgivenhet 
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och passivitet i målningen. Kvinnans hållning förstärker detta. Hennes framåtlutande kropp och 

sättet hon håller om barnets hand på konnoterar starkt bilder av sörjande mödrar. Målningen är 

inte en pietà men den inger samma känsla, en mor som sörjer över sitt barn.  

Med den diagnostiska blicken kan vi inte utläsa mer än ett blekt ansikte och anta att barnet 

är sjukt. Titeln på målningen styrker detta, Vid sjukbädden. Titeln blir extra intressant eftersom 

den på sätt och vis flyttar agensen från den sjuka till kvinnan. ”Vid sjukbädden” är en 

beskrivning inte bara av en observation av var någon befinner sig, det är även en beskrivning 

av en handling; att befinna sig någonstans. Barnets tidigare diskuterade fysiska svaghet flyttar 

även den agensen och aktiviteten till kvinnan. Hon har till skillnad från barnet möjligheten att 

agera. Barnet har i denna målning återgivits som ett passivt subjekt, den agens som barnet 

besitter ligger snarare i sjukdomen. Barnet gestaltas som sjuk, agerar som sjuk och iscensätter 

sjukdomen genom att vara sängliggande.  

Bland målningens tecken kan kudden och sängen nämnas. Även kvinnan och framförallt 

hennes kroppshållning är vidare tecken för sjukdom. De flaskor som står på bordet vid fönstret 

är svåra att urskilja, vi kan inte se vad de innehåller och därmed heller inte dra en slutsats 

huruvida de skulle kunna vara medicinflaskor eller inte. Boken som ligger framför flaskorna 

skulle dock kunna ses som ett tecken. Utifrån rummets möblemang och dess sparsamhet, samt 

kvinnans enkla klädsel, är det mest troligt att detta inte är ett särskilt välbärgat hem. Ett sådant 

hem hade troligtvis inte speciellt mycket böcker, men det finns en bok som de allra flesta hem, 

oavsett ekonomiskt kapital, hade hemma: Bibeln. Med sina brunfärgade pärmar kan vi anta att 

boken är bunden i läder och bokens sidor är avbildade som röda. Med andra ord, dess utseende 

gör att den liknar en klassisk Bibel. Att ha Bibeln nära till hands i den situation som avbildats 

blir symboliskt.   

Ytterligare ett tecken för sjukdom är hur rummet är avbildat i mörker. De andra målningar 

som tas upp i denna uppsats innehåller en stor del ljus, som om gardiner och persienner har 

öppnats upp för att föra in ljus i de rum som individerna befinner sig i. I Georg Paulis målning 

är gardinerna fördragna, och vidare ligger barnet till sängs, gömd bakom förhängena till sängen. 

Vad skulle detta kunna betyda?  

Att vistas utomhus, få frisk luft och naturligt ljus var länge en behandling som läkare 

rekommenderade för TBC-patienter under 1800- och 1900-talet.94 Huruvida detta barn i Paulis 

målning lider av TBC är inte möjligt att avgöra eftersom barnet ligger så pass gömt i sängen, 

men vad det dock skulle kunna betyda är just ett tecken för sjukdom. Att befinna sig i mörker 

är vidare en symbol för död, vilket ihop med kvinnans uppgivna kroppsställning, den 

                                                
94 Daniel, s. 4. 
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förmodade Bibeln och barnets nästan gömda kropp skulle kunna symbolisera barnets stundande 

bortgång.  

Med detta i åtanke skulle målningen vidare kunna sägas diskutera inte bara barnets sjukdom 

och bortgång, utan även den sorg som närstående går igenom. Med andra ord, målningen 

iscensätter inte bara sjukdom som fenomen med hjälp av dessa tecken. Den behandlar även 

ämnet att förlora någon och därmed sorgen hos familj och närstående. 

 

II. Titlar som peritext 
 

Betydelse och styrning av blick 
Titlar på konstverk är viktiga styrningsmedel för vår tolkning och vår perception av ett verk. 

De kan många gånger helt avgöra hur vi tolkar ett verk. I metodavsnittet togs två begrepp från 

Gérard Genettes Introduction to the Paratext upp; peritext och epitext.95 Genettes begrepp 

används som metod för analysen av målningarnas titlar.  

Peritext är den text som står i direkt anslutning till ett verk, vilket i detta fall är en målnings 

titel. Epitext är den text som befinner sig utanför, såsom intervjuer, dagböcker och 

korrespondens.96,97 Peritext är i detta avsnitt det mest betydande, medan epitext används i ett 

par fall där korrespondens eller annan betydande text har hittats.  

I de flesta fall har uppsatsförfattaren utgått från att det är originaltitlarna som gäller för 

målningarna. Det finns dock ett par undantag. I dessa fall har ytterligare efterforskningar krävts. 

Det kan bland annat innebära läsning av utställningskataloger där det aktuella verket medverkat, 

andra författares texter som gett upphov till ny information, eller upplysningar från de fysiska 

besöken. I de fall en sådan efterforskning behövts, diskuteras det i anslutning till det aktuella 

verket. 

Diskussion av titlar 

Konvalescent(en): Bergh, Magnusson och Nyström 

Verken Konvalescent av Richard Bergh (1886), Konvalescent av Gustaf Magnusson (1933) och 

Konvalescenten av Jenny Nyström (1884) bär alla samma namn. Ordet konvalescent betyder 

                                                
95 Gérard Genette, "Introduction to the Paratext", i New Literary History, vol. 22, 1991. s. 263-264. Läst med 
hjälp av Sara Callahan, ”Referenshantering: lager, ekon och reflektioner i Lina Selanders Model of 
Continuation” i Hayden, H. (red.) Kontextualisering. Teoretiska tillämpningar i konstvetenskap: 2. Pp. 171–202. 
Stockholm: Stockholm University Press. DOI: https://doi.org/10.16993/baw.g. License: CC-BY 4.0. 
96 Genette, s. 263-264. 
97 Callahan, s. 196. 
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enligt SAOLs ordlista från 2015 ”person under tillfrisknande”.98 Även en tidigare version tryckt 

år 1937 ger samma resultat. Där används definitionen ”stadd i tillfrisknande” samt ”tillstånd 

som utmärkes av tillfrisknande”.99  

Peritexten i dessa tre målningar är alltså titeln Konvalescent (Bergh, Magnusson) eller 

Konvalescenten (Nyström). Det är en bekräftande peritext i dessa fall eftersom man troligtvis 

hade, även utan peritexten, kunna dra samma eller liknande slutsatser. De individer vi ser i 

dessa målningar är personer under tillfrisknande. Det finns dock, vad gäller Nyström och 

Berghs målningar, en del frågetecken att reda ut kring dessa titlar.  

 

Nyströms alternativa titel 

I fallet med en av dessa målningar kan dock denna titel kännas vilseledande. Jenny Nyströms 

målning, Konvalescenten, ser trots allt inte alls ut som en målning som avbildar någon som är 

på bättringsvägen, snarare tvärtom. I formalanalysens konnotativa nivå diskuterade jag 

huruvida man som betraktare tolkat målningen annorlunda om den inte hade hetat 

Konvalescenten. Om man ignorerar peritexten och endast koncentrerar på målningen hade man 

nog inte dragit slutsatsen att denna flickan är under tillfrisknande. På den konnotativa nivån 

diskuterades det även att sjukdomen kan sägas ha en egen agens i målningen. Under ett besök 

på Nationalmuseums magasin för att se målningen på riktigt (denna rapport står att läsa i 

avsnittet för de fysiska verken) blev jag upplyst om att det i Riksarkivets Svenskt Biografiskt 

Lexikon finns uppgifter om en alternativ titel. I SBLs digitala databas står följande att läsa i 

Jenny Nyströms biografi:  

 
Från denna period är också målningen Konvalescenten, även kallad 

Sjukbesöket, där N behandlar motivet ”den sjuka flickan” som en skildring av 

kontrasten mellan det friska och det sjuka barnet.100 

 

I denna korta beskrivning blir det tydligt att det är just denna målning; det styrks av användandet 

av den titel vi känner målningen som, samt en kort beskrivning av målningens motiv. 

Målningen har alltså haft en alternativ titel: Sjukbesöket. Eftersom denna mening är hämtad ur 

en biografi över konstnären är det en epitext, ett textelement som står utanför den primära 

                                                
98 Svenska Akademiens ordlista (SAOL) konvalescent, tryckår 2015. 
https://svenska.se/saol/?id=1536148&pz=7. Hämtad 2020-09-09. 
99 Svenska Akademiens ordbok (SAOB) konvalescent, tryckår 1937. https://svenska.se/saob/?id=K_2219-
0114.E2ZZ&pz=7. Hämtad 2020-09-09. 
100 Jenny E Nyström-Stoopendaal, urn:sbl:8514, Svenskt biografiskt lexikon (art av Barbro Werkmäster), 
hämtad 2020-10-08. 
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källan, i detta fall målningen. Tack vare denna epitext får vi en alternativ peritext som på många 

sätt passar själva motivet bättre. För är det ändå inte så att flickan inte alls ser ut att vara mer 

frisk än sjuk? Den första titeln, Konvalescenten, känns högt tvetydig när man analyserar 

målningen tillsammans med dess titel, nästan som att de två opponerade sig mot varandra.  

Vidare ger Sjukbesöket även svar på ytterligare en fråga, nämligen den om var den friska 

flickan kommer ifrån. Utgår man vid en formalanalys från denna alternativa titel får man dra 

slutsatsen att flickan kommit dit utifrån, det vill säga att hon inte tillhör hushållet utan är där 

för att besöka den sjuka flickan. Detta hittar man även skäl för i själva målningen: den friska 

flickans röda kinder som om hon precis klivit in från kylan och hennes blombukett som för 

tankarna till typiska ”gå bort”-presenter. Buketten ser, trots allt, inte ut som en bukett flickan 

plockat själv. Blommorna är inte sådana som går att plocka på ängen eller vid vägkanten. 

Mette Bøgh Jensen skriver i tidningsartikeln ”Hysteriets Anatomi. En diagnose af Jenny 

Nyströms Konvalescenten” publicerad i Konsthistorisk tidskrift (2019) att Nyströms målning 

fick denna nya, alternativa titel när den publiceras i Ny Illustrerad Tidning år 1884.101 Jensen 

reflekterar över detta, och skriver att det oftast inte finns någon logik i titlar av denna typ 

eftersom de inte avslöjar vilken sjukdom en person lider av. Jensen menar att ändringen av 

titeln är en språklig förflyttning som inte är utan betydelse. Konvalescenten borde betyda att 

flickan är på bättringsvägen men står i stor kontrast med vad vi ser i målningen. Det är Jensens 

tanke att målningen heter Konvalescenten eftersom Nyström ville infoga det i en fransk 

referensram, snarare än att vara helt i linje med målningens uttryck.102  

 

Konvalescent av Richard Bergh 

Vad gäller Richard Berghs målning Konvalescent finns anledning att diskutera titeln vidare. År 

1919 publiceras en utställningskatalog med anledning av en minnesutställning över Richard 

Berghs verk. I utställningskatalogen hänvisas det till en målning som i katalogen benämns som 

Konvalescens. Det står: 

 

Konvalescens. Den sjuka (fru Helena Bergh f. Klemming) sitter i nattdräkt i 

en stol, med vit kudde bakom huvudet Ofullb. ojlemåln. 1886. Tillhör H. K. 

H. Prins Eugen.103 

                                                
101 Mette Bøgh Jensen, "Hysteriets Anatomi. En diagnose af Jenny Nyströms Konvalescenten", i Konsthistorisk 
tidskrift/Journal of Art History, vol. 88, 2019, 59–79, s. 64. 
102 Jensen, "Hysteriets Anatomi", i Konsthistorisk tidskrift, vol. 88, 2019, s. 64. 
103 Karl Wåhlin, Katalog över minnesutställning av Richard Berghs efterlämnade arbeten anordnad av 
Nationalmuseum maj-juni 1919, Nationalmusei Utställningskataloger, N:r 9, Stockholm, Nationalmuseum, 
Kung. boktryckeriet, P. A. Norstedt & Söner, 1919, s. 9. 
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Att det är det aktuella verket som även tas upp i denna uppsats är tydligt. Datumet stämmer, 

och framförallt blir det bekräftat med hjälp av den korta beskrivningen av målningen ihop med 

kommentaren om att målningen är ofullbordad, samt att dess ägare var H. K. H. Prins Eugen.  

Den titel vi nu är vana vid är mycket lik den som nämns i utställningskatalogen. I katalogen 

från 1919 blir verkets titel (Konvalescens) en symbolisk bild för vad tillfrisknande är. Istället 

för att den sjuka kvinnan är en konvalescent blir hon här personifikationen av konvalescens, det 

vill säga själva tillståndet och fenomenet.  

I senare utställningskataloger benämns dock målningen som just Konvalescent, till exempel 

i katalogen Richard Bergh – Ett konstnärskall som trycktes för utställningen med samma namn 

på Prins Eugen Waldemarsudde år 2002.104 I katalogens verksförteckning finns vidare samma 

information om verkets modell som i katalogen från 1919, nämligen att det är Richard Berghs 

dåvarande hustru Helena som avbildats medan hon är sjuk.105  

Dessa katalogtexter kan ses som epitext eftersom de ger ytterligare information, men 

befinner sig utanför själva verket. I detta fall är det intressant eftersom epitexten ger oss 

information om både peritexten och verket i sig.   

 

Flickan och Döden 

Richard Berghs målning Flickan och Döden (1888) har en peritext som är mer poetisk än 

bokstavlig. Peritexten ”konvalescent” tycks närmast medicinisk i jämförelse, men Flickan och 

Döden är minst lika tydlig. I denna peritext får vi bekräftat vad vi antagligen redan har förstått, 

nämligen att det vi ser i målningen är en ung kvinna (flicka) som förföljs av döden i 

människoskepnad. Peritexten ger egentligen inte betraktaren någon ny information, tack vare 

de många tecknen i målningen (se denotativ och konnotativ analys) kan betraktaren även utan 

peritexten förstå vad målningen innehåller. Det gör dock inte peritexten mindre viktig för 

tolkningen, den fördjupar intrycket och med dess hjälp blir tecknen tydligare och mer 

betydande. Peritexten låter oss veta att det verkligen är döden i egen hög person, inte minst tack 

vare det faktum att målningen heter Flickan och Döden där döden har fått en stor bokstav. 

Under det fysiska besöket av målningen ställdes frågan kring huruvida detta är originaltiteln på 

verket, eftersom målningen ibland har fått titeln Flickan och döden, där döden skrivs med 

gemener. 

                                                
104 Richard Bergh - Ett konstnärskall, Hans Henrik Brummer (red.), Waldemarsudde Utställningskatalog, nr 
63:02, Stockholm, Prins Eugens Waldemarsudde, 2002. 
105 Richard Bergh - Ett konstnärskall, Hans Henrik Brummer (red.), s. 143. 
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Under efterforskningar upptäcktes det att målningen i en utställningskatalog från 1978 då 

Waldemarsudde satte upp en utställning över Berghs verk refereras till som Flickan och 

Döden.106 I den flytande texten om målningen är det dock skrivet med litet D, medan den längst 

bak i utställningskatalogen i en lista (antagligen en förteckning över alla utställda verk) har fått 

tillbaka versalen i ordet döden.107 Vidare står det i utställningskatalogen från 1978 att Bergh på 

baksidan av målningen skrivit ned en dikt som stått som inspiration till tavlan: 
 

Ein Mädchen windet Blüth und Klee – Es tritt heran – ihr wird so weh – Weg 

mag den Strauss vollenden.108 

 

I utställningskatalogen från 1978 står det att upphovpersonen till dikten är Matthias 

Claudius,109 medan det i en senare katalog från Waldemarsudde (Richard Bergh – Ett 

konstnärskall, från 2002) inte finns någon hänvisning till vem som skrivit dikten. I denna 

katalog står det istället att författaren till texten, Ulf Linde, inte vet vem som är upphovsperson 

till dikten. Linde skriver: ”I litteraturen om Bergh har versen ömsom tillskrivits Heinrich Heine, 

ömsom Matthias Claudius. Bägge attributionerna är felaktiga.”110  

Det är egentligen oväsentligt för denna uppsats vem som står bakom dikten, men dikten i sig 

är intressant för analysen av målningen. För det första svävar dikten på något vis mellan att vara 

peritext och epitext. Den kan ses som peritext för att den är direkt kopplad till verket; Bergh 

har skrivit den på baksidan av verket vilket gör den till del av det. Å andra sidan kan den ses 

epitext eftersom den är just på baksidan av målningen. Den är inte till för allas ögon, och när 

målningen sitter uppe på en vägg göms dikten för betraktaren. Att den finns där överhuvudtaget 

kräver annan läsning för att veta om, till exempel katalogtexter.  

Vad den dock gör med både den befintliga peritexten, det vill säga verkets titeln, samt 

förståelsen för målningen, är värt att diskutera. På svenska lyder dikten, i en översättning av 

Ulf Linde: “En flicka binder blomst och klöver – så nalkas han – all lek är över – Vem plockar 

nu buketten full?” 111 Diktens ”han” torde betyda Döden i detta sammanhang, det vill säga 

Döden blir personifierad när dikten kombineras med målningen. Och när han (Döden) kommer 

är all lek över; leken (och livet?) har fått ett slut.  

                                                
106 Richard Bergh 1858-1919, Stockholm, Prins Eugens Waldemarsudde, Civiltryck AB, 1978, s. 11. 
107 Richard Bergh 1858-1919, Prins Eugens Waldemarsudde, 1978, s. 46. 
108 Richard Bergh 1858-1919, Prins Eugens Waldemarsudde, 1978, s. 11. 
109 Richard Bergh 1858-1919, Prins Eugens Waldemarsudde, 1978, s. 11. 
110 Ulf Linde, "Vegetationer" i Richard Bergh - Ett Konstnärskall, Hans Henrik Brummer (red.), Waldemarsudde 
Utställningskatalog, nr 63:02, Stockholm, Prins Eugens Waldemarsudde, 2002, s. 30. 
111 Översättning av Ulf Linde i Artes, 4/1991. 



 57 

I ytterligare en katalog från Waldemarsudde, från utställningen ”Svenska Klassiker: Från 

historiemåleri och romantik till sekelskiftets stämningsmåleri 1860-1910” från 2001, är titeln 

genomgående Flickan och Döden med stort D. Både i flytande text, i informationstext under en 

reproduktion av målningen samt i verksförteckningen längst bak i katalogen.112 Målningen 

hänvisas till på samma vis i en senare katalog, även den från Waldemarsudde, tryckt för 

utställningen ”Richard Bergh – Ett konstnärskall” från 2002. Även där hänvisas den till som 

Flickan och Döden konsekvent i flytande text, verksinformation, samt i verksförteckning.113 

I verksförteckningen i katalogen Richard Bergh – Ett konstnärskall från 2002 finns även 

vidare information om tavlan. Det står att det är Helena Bergh, Richard Berghs fru, som stått 

modell för tavlan under tiden hon var svårt sjuk. I sin dagbok har Helena skrivit att hon stått 

modell för ”dödtaflan”.114 Detta stärks vidare av att det i katalogen från 1978 står att motivet i 

målningen aktualiseras av Helenas sjukdom. I 1978-års katalog står det att hon led av cancer, 

medan det i Stockholms stadsarkiv finns nedtecknat att hon dog till följd av lungsot.115,116 

I en katalog från Konstnärsförbundets minnesutställning i Stockholm i maj till juni 1905 står 

det att ett antal av Richard Berghs ställs verk ut. I listan över hans medverkande målningar finns 

verket Döden och Flickan. Den information som ges om verket är både att det är en skiss och 

en oljemålning, datumet är ställt till 1889 och tillhör konstnären Georg Pauli.117 Utifrån detta 

är det svårt att avgöra vilket verk som menas. Är det en skiss med samma motiv och den 

oljemålning som tagits upp i denna uppsats? Året, 1889, är ett år efter det år andra källor 

hänvisar till som tillblivelseåret för målning Flickan och Döden.  

År 1919 går Richard Bergh bort, och kort därefter anordnas en minnesutställning över 

honom på Nationalmuseum.118 Den utställningskatalog som trycks i samband med utställningen 

togs upp i titeldiskussionen om Berghs målning Konvalescent, men i utställningen fanns även 

Flickan och Döden med. I katalogen används versaler konsekvent för att skriva ut verkstitlar, 

men för det mesta har de bokstäver som symboliserar en ”äkta” versal skrivits med ett par 

                                                
112 Göran Söderlund och Christina Wistman, Svenska klassiker: från historiemåleri och romantik till sekelskiftets 
stämningsmåleri 1860-1910, Waldemarsudde Utställningskatalog, nr 59:01, Stockholm, Waldemarsudde, 2001, 
s. 84, 87, 148. 
113 Ulf Linde, "Vegetationer" i Richard Bergh - Ett Konstnärskall, Hans Henrik Brummer (red.), Waldemarsudde 
Utställningskatalog, nr 63:02, Stockholm, Prins Eugens Waldemarsudde, 2002, s. 26-30, 145-146. 
114 Richard Bergh - Ett Konstnärskall, Hans Henrik Brummer (red.), Waldemarsudde Utställningskatalog, nr 
63:02, Stockholm, Prins Eugens Waldemarsudde, 2002, s. 146. 
115 Richard Bergh 1858-1919, Stockholm, Prins Eugens Waldemarsudde, Civiltryck AB, 1978, s. 11. 
116 . Hämtad 2020-10-08. 
117 Katalog öfver Konstnärsförbundets minnesutställning Stockholm maj-juni 1905, Stockholm, 
Konstnärsförbundet, Smedbergs boktryckeri, 1905, s. 8. 
118 Karl Wåhlin, Katalog över minnesutställning av Richard Berghs efterlämnade arbeten anordnad av 
Nationalmuseum maj-juni 1919, Nationalmusei Utställningskataloger, N:r 9, Stockholm, Nationalmuseum, 
Kung. boktryckeriet, P. A. Norstedt & Söner, 1919. 
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punkter större stil, ungefär på detta vis: FLICKAN OCH DÖDEN.119 Utifrån detta får man förstå 

det som att det i denna katalog är skrivet Flickan och döden.  

I mycket senare katalog från 1994, även den från Nationalmuseum och tryckt i samband med 

Nationalmuseums utställning ”Inbillning och dröm: Fransk symbolism 1886-1908” hänvisar 

man till målningen som Flickan och döden.120   

Det verkar därmed som att när Waldemarsudde hänvisar till målningen (som nu tillhör dem), 

skrivs titeln med ett stort D för döden, medan Nationalmuseum i mångt och mycket väljer att 

kalla den för ”döden” med gement D. Vad detta beror på är svårt att veta, men det är likväl 

uppenbart att det gör mycket för tolkningen av målningen.  

När ”Döden” skrivs med stort D blir det närmast tal om ett subjektblivande där döden som 

fenomen antagit en fysisk kropp och blir den andra huvudpersonen i målningen. Precis som i 

den tyska dikten som Bergh använt som inspiration blir Döden en person i denna målning. 

Döden är inte bara en abstrakt rädsla, istället är döden närvarande som ett hot och 

subjektblivandet gör Döden till någon som kan utöva handlingar. Det finns därmed en 

performativ nivå även i målningens peritext.  

Om Döden å andra sidan skrivs med ett litet d, det vill säga som i Nationalmuseums 

utställningskataloger, kan tolkningen bli litet annorlunda. Döden som fenomen är fortfarande 

närvarande eftersom det trots allt fortfarande finns med som ord i titeln, men det är inte längre 

så tydligt en personifikation av döden. Det blir snarare detta fenomen, det abstrakta och 

ambivalenta. Istället för att denna händelse som någon gång kommer inträffa oss alla blir till en 

person, en någon, blir den i Nationalmuseums verksförteckningar till ”något”. Man kan fråga 

sig vilket av detta som är mest skrämmande: det abstrakta något, eller den förföljande någon. 

 

Magdalena 

Eva Bonniers Magdalena (1887) har ett kvinnonamn som titel och säger inte speciellt mycket 

om den porträtterade kvinnans fysiska tillstånd. Vid första anblick kanske man drar slutsatsen 

att det är en ledtråd till kvinnans identitet; så är dock inte fallet. Görel Cavalli-Björkman skriver 

i Eva Bonnier: ett konstnärsliv att Bonnier fick idén till motivet efter ett besök på sjukhuset 

Hôtel-Dieu. Bonnier besökte sjukhuset tillsammans med vännen Christian Eriksson för att hälsa 

på Erikssons franska väninna, Antoinette.121 Antoinette låg sjuk i bronkit och hade behandlats 

                                                
119 Katalog över minnesutställning av Richard Berghs efterlämnade arbeten anordnad av Nationalmuseum maj-
juni 1919, Nationalmusei Utställningskataloger, N:r 9, 1919, s. 12. 
120 Ragnar von Holten, "Symbolismen och Sverige" i Inbillning Och Dröm: Fransk Symbolism 1886-1908, Katja 
Waldén och Ragnar von Holten (red.), Stockholm, Nationalmuseum, 1994, s. 136. 
121 Görel Cavalli-Björkman, Eva Bonnier: ett konstnärsliv, Stockholm, Bonnier, 2013, s. 156. 
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på Hôtel-Dieu.122 I brev hem till familjen i Sverige skriver Bonnier att hon under 

sjukhusbesöket sett många motiv hon velat måla, hon skriver:  

 

Det var bland det märkligaste jag sett på länge, men mycket hemskt. Man såg 

döende, eller mycket sjuka, af alla slags sjukdomar. Men i synnerhet var det i 

pittoreskt hänseende charmant. […] Jag såg så många motiv, men der kan man 

ju inte få måla. Deremot kunde man nog arrangera sig samma sak i ett 

solbelyst rum. Jag har redan tänkt, att om jag kommer hem i sommar göra 

något i salongen men måste då ha några öfverdrag på de otäcka stolarne, hvita 

eller ljusa. Men det får jag väl arrangera då. Det värsta blir väl att få en 

modell.123 

 

I detta brev hem till familjen går det alltså att se av Bonnier blivit inspirerad av sjukhuset och 

de människor hon sett där eftersom hon rätt ut skriver att hon sett ”motiv” där. Men, som vi ser 

i brevet, är hon medveten om svårigheten att hitta en bra modell för ett sådant motiv eftersom 

hon inte kan måla inne på sjukhuset. I ett senare brev, daterat 10 maj 1887, skriver Bonnier igen 

hem till familjen i Stockholm att Antoinette, Erikssons franska väninna, snart får komma hem 

från sjukhuset. Bonnier skriver: 

 
Jag skall ha modell en gång till på min tafla och så får det vara slut. Sedan 

tänker jag måla något till en mindre ram som jag har […]. Jag tänker ta 

Antoinette, som nu i dessa dagar slipper ut från Hôtel Dieu, och har fått en 

rysligt fin, blek färg. Jag har tänkt ha henne som reconvalecent, med hufvudet 

mot en hvit kudde, helt enkelt.124 

 

Genom dessa brev hem till familjen kan vi alltså se Bonniers tankar kring det motiv hon så 

gärna vill måla, och vidare kan man dra slutsatsen att det är spelet med ljus och färg som gjort 

att hon blivit intresserad av motivet. Bonnier, som var en mästare på just ljus och färg, har här 

hittat ett ypperligt motiv för att visa på sina kunskaper inom dessa områden. Men vad säger 

detta om titeln på verket? I breven, som i detta fall blir epitext, blir det tydligt att namnet 

Magdalena inte har någon som helst koppling till den verkliga modellen, som vi nu med 

säkerhet vet hade varit sjuk men nu fått komma hem. Modellens verkliga namn, Antoinette, 

                                                
122 Margareta Gynning, Pariserbref: konstnären Eva Bonniers brev 1883-1889, Stockholm, Klara förl., 1999. 
Brev från 20 april, 1887, s. 218. 
123 Gynning, Pariserbref, 20 april 1887, s. 218. 
124 Gynning, Pariserbref, 10 maj 1887, s. 227. 
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skiljer sig markant från det kvinnonamn som till slut blev målningens titel. Vad beror detta på? 

Bonnier hade likagärna kunnat döpa målningen till, som hon skriver, ”reconvalecent”. Om detta 

vore titeln hade målningen på ett naturligare vis sällats till motivkretsen konvalescenter. Kan 

det vara av den anledningen som den inte heter något sådant? Vill Bonnier särskilja sin målning 

Magdalena från denna motivkrets? Låta den vara något mera? Ett porträtt i sin egen rätt där 

Bonniers kunskaper som konstnär är de som tar plats, snarare än att sälla sig till en bildtradition? 

Detta Bonniers egna svårigheter med konstnärsrollen till trots.  

Vidare klingar namnet Magdalena  med ändelsen -a mer svenskt än franskt. Är detta för att 

ge Antoinette en känsla av anonymisering? Genom att ge henne ett nytt namn röjer hon inte den 

avbildade kvinnans ”riktiga” identitet. De brev där Antoinettes identitet avslöjas är ju trots allt 

inte brev för en allmänhet, utan brev hem till familjen: hennes mor Betty (f. Rubenson), hennes 

far Albert, och syskonen Jenny, Karl Otto med hustru Lisen (f. Josephson) och till familjens allt 

i allo (och man får anta vän) Britta Maria Banck, även kallad Mussa.125  

Epitexten kan i detta fall egentligen inte svara på några frågor kring målningens titel, de 

ställer endast fler. Men resultatet blir likväl en mycket rik målning där betraktaren kan ta flera 

vägar till tolkning. Dess litet mystiska titel kan i slutändan sägas berika verket, med dess 

sentimentala, ömma avbildning av kvinnan, Antoinette. 

 

Vid sjukbädden 

Georg Paulis målning med titeln Vid sjukbädden (1885) är en beskrivande peritext och som 

betraktare kan man direkt dra vissa slutsatser. För det första beskriver den en händelse, eller 

hellre ett händelseförlopp som vi vet är ett sjukdomsförlopp. Vi förstår vidare att vi befinner 

oss i inomhusmiljö, och får även veta vem som är sjuk; personen som ligger till sängs. Till 

skillnad från de målningar som i titeln har ordet ”konvalescent” har vi i denna peritext inga 

ledtrådar till huruvida personen till sängs är på väg att tillfriskna, eller om sjukdomen kommer 

förvärras. Man skulle därmed kunna säga att där peritexten ”konvalescent” är smått hoppfull, 

finns ingen sådan känsla i Paulis målnings titel.   

 

III. Tecken: performativitet och agens 
 

Detta avsnitt har för avsikt att diskutera avtäckta tecken i målningarna utifrån en 

performativitetsteori för att ta reda på hur de verkar som aktörer.  

                                                
125 Gynning, Pariserbref, s. 16. 
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Mårten Snickare och Malin Hedlin Hayden skriver i inledningen till Performativitet: 

Teoretiska tillämpningar i konstvetenskap om performativitet och att en bilds agens och vad 

den sägs representera har blivit lika viktiga att diskutera.126 De nämner även termer såsom 

handling, process och transformation när det gäller analys av bilder eftersom man alltmer gått 

ifrån en tidigare uppfattning om konstverk som ett autonomt, fysisk objekt med en given 

mening.127 En performativ teori vill istället framhäva betraktaren som uttolkare till en flytande 

mening som kan förändras, därav termen transformation. Det blir vidare en handling från både 

bilden och betraktarens sida där meningen kan växa fram i en process. 

I detta avsnitt används den performativitetsteori som läggs fram i Snickare och Haydens bok 

för att diskutera främst tecknens agens. Teorin kommer därefter appliceras på målningarna i sin 

helhet. Innan det sker är det dock viktigt att poängtera att dessa tecken kan fyllas med olika 

meningar i varje målning trots att de är återkommande och ser liknande ut i flera av dem; dels 

beroende på vem som ser, dels beroende på att tecknen är bundna till den samlade analysens 

kontext. 

 

Diskussion av avtäckta tecken 
I det tidigare avsnittet avtäcktes och diskuterades de olika tecken som hittades i varje målning. 

Det blir efter ett tag tydligt att det finns vad som skulle kunna kallas för ett schema vad gäller 

avbildningar av sjuka eller tillfrisknande individer. De tecken som återkommer ofta är följande: 

× Stora vita kuddar som hjälper den avbildade individen sitta upp. 

× Filtar eller täcken. 

× Blekt ansikte. 

× Rosiga kinder. 

× Den avbildade personens blick: i vilken riktning är blicken fokuserad? Hur ser blicken 

ut? 

× Håruppsättning, eller avsaknad av håruppsättning. 

× Klädsel. 

× Blommor i varierande tillstånd. 

× Böcker. 

× Kroppshållning. 

 

                                                
126 Hedlin Hayden and Snickare (red.), s. 9-10. 
127 Hedlin Hayden and Snickare (red.), s. 10. 
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Som första exempel kan man ta de stora vita kuddar som flera av de avbildade personerna 

har förevigats i sällskap med. Dessa kuddar ligger i flera fall bakom individerna som för att 

stötta upp dem i de diverse stolar och sängar individerna placerats i. För det mesta har dessa 

kuddar en tydlig uppgift, med andra ord de har en agens eftersom de gör någonting i målningen. 

Som riktiga objekt är de självklart passiva, men i kontexten för dessa målningar är de aktiva 

tecken som verkar på två plan. Dels berättar de för betraktaren att den avbildade individen 

befinner sig i ett visst hälsotillstånd (antingen tillfrisknande eller sjuk), dels utför de en handling 

som består i att hjälpa en individ sitta upprätt.  

De tecken som listats här ovan har olika saker gemensamt. Vissa tecken har till uppgift att 

iscensätta individens utseende, till exempel huruvida en individ gestaltas som blek eller rosig 

om kinderna, hur den är klädd eller hur dess hår ser ut. Vidare har vissa tecken till uppgift att 

berätta för betraktaren hur rummet där individen befinner sig ser ut, är hen inomhus eller 

utomhus? Är hen hemma eller ser det ut som att hen befinner sig någon annanstans? Finns det 

detaljer i eventuell inredning som kan fungera som tecken för att berätta om ett sinnestillstånd? 

Till sist är även den avbildade individens hållning och blick även de tecken. Dessa tecken 

kan kanske kännas lite väl uppenbara, men jag vill här förtydliga att det inte är fråga om att läsa 

en avbildad individs hela kropp som ett tecken, nyanseringen är därmed viktig. I denna uppsats 

har jag valt att kalla det för kroppshållning eftersom det kan konnotera hur en avbildad person 

sitter, ligger eller står upp, men även hur enskilda kroppsdelar är placerade. Blicken är även 

den ett tecken men med en extra tyngd på dess natur och riktning. Hur är blicken riktad? Ut 

mot betraktaren eller inom bildens rum? 

Ytterligare något som kan läsas som ett tecken är de besökare, eller närstående personer som 

är återgivna i Jenny Nyströms målning Konvalescenten och Georg Paulis Vid sjukbädden. I 

Nyströms målning står en flicka som betraktaren läser som vid god hälsa bredvid den sjuka, 

sittande flickan. I Vid sjukbädden sitter en kvinna framåtlutad på en stol och vilar sin ena hand 

på det sjuka barnets hand. Båda dessa personer, den friska flickan i Nyströms tavla och modern 

i Paulis målning, blir till tecken. Flickan blir ett tecken för friskhet där hon står och tittar ned 

på sin vän, hon ler lite. I Paulis målning ser modern inte ut att vara i stånd att le, som flickan i 

Nyströms målning. Snarare ger hon ett uppgivet intryck.  

Medicine in Art av Giorgio Bordin och Laura Polo D’Ambrosio tar upp en stor mängd 

ikonologi och symbolik i konstverk som behandlar sjukdom, både fysisk och psykologisk. 

Bland annat skriver de om ”patience” och definierar ordet i sin etymologiska betydelse: 
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”Patience, from the Latin patior, meaning to suffer, […] to accept with tranquility . From the 

same source is patient, a person who suffers but also endures an illness.”128  

Bordin och Polo D’Ambrosio redogör för målningar som avbildar en förälder eller 

närstående till ett sjukt barn. De/den närstående har porträtterats i färd med den omöjliga 

handlingen att vara lugn och tålmodig samt ständigt vilja vara i närheten om barnet skulle 

behöva något.129 Detta är vad kvinnan i Paulis målning symboliserar, att inte kunna slita blicken 

från sitt sjuka barn men samtidigt försöka hålla sig lugn och inte tappa modet.  

Kvinnan blir därmed ett tecken för tålmodighet, och både hon och flickan blir tecken för 

något som pågår runt den sjuka, dock med olika betydelser. Flickan i Nyströms målning verkar 

ha ett liv som är frånkopplat den sjuka, hon har kommit med blommor och hennes friska röda 

kinder kan vittna om både hennes friskhet men även att hon kommit in utifrån och fram tills 

nyss befunnit sig på en promenad för att besöka sin vän. Mamman i Paulis målning har nog en 

vardag som avstannat helt, de fördragna gardinerna för fönstren kan betyda att barnet vill ha 

det mörkt omkring sig för att förenkla sömn under dygnets alla timmar, även de ljusa. Men de 

skulle också kunna ha en djupare innebörd, nämligen symbolisera handlingen att stänga världen 

utanför. Det som händer ”där ute” är inte längre viktigt, utan det är i detta rum som mammans 

närvaro krävs och det är även där hon vill vara. Hela tiden nära och till hands.  

 

Handling, transformation och process: diagnostisk blick 
Tecknen i målningarna är aktiva aktörer som iscensätter något. Med detta menas att det är 

tecknen och hur de verkar som avgör hur vi som betraktare tolkar målningarna. De kan ha olika 

betydelser beroende på i vilken tavelkontext de placeras i, det vill säga den direkta kontext som 

tavlan som ting innebär. I slutändan är det alltså helhetsintrycket som avgör hur vi läser varje 

tecken. I dessa målningar blir det uppenbart att det är de olika tecknens samverkan som avgör 

den slutgiltiga tolkningen. Deras agens kan självklart förklaras individuellt, men det är när de 

pusslas samman (och inte minst då även peritexten/titeln även analyseras samtidigt) som det 

går att dra slutsatser kring tolkningen.  

Det har tidigare i denna uppsats slagits fast att de individer som porträtteras i målningar är 

sjuka eller tillfrisknande. Denna sjukdom eller period av tillfriskning iscensätts med hjälp av 

tecknen. I Eva Bonniers målning Magdalena (1887) och Gustaf Magnussons Konvalescent 

(1933) kan betraktaren finna samma tecken, men med två olika meningar. Hur kommer det sig 

att man som betraktare än mer benägen att läsa Magnussons kvinna som friskare än den kvinna 

                                                
128 Bordin och Polo D’Ambrosio, s. 361. 
129 Bordin och Polo D’Ambrosio, s. 361ff. 
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som porträtterats i Bonniers målning? De har båda stöd av stora vita kuddar och har benen 

täckta av filtar och/eller täcken som för att hålla värmen. Vidare har båda kvinnorna rufsigt hår 

och är klädda i nattsärkar eller nattlinnen. Magnussons Konvalescent befinner sig troligen 

hemma hos sig själv (se avsnittet för konnotativ nivå), medan det är svårare att avgöra var 

kvinnan i Bonniers målning befinner sig, det enda som är tydligt är att hon befinner sig inomhus. 

Det som till slut skiljer dem drastiskt åt är blicken och det faktum att det i Magnussons målning 

finns en bok som kvinnan läser i. Kvinnan i Magdalena av Bonnier har en relativt ofokuserad 

blick riktad ut mot höger i bilden, kvinnan i Magnussons Konvalescent har blicken fäst i den 

bok hon håller i. 

Vidare kan det vara intressant att peka ut skillnaden i de två kvinnornas hållning. Kvinnan i 

Magdalena sitter nästan helt upprätt med hjälp av två vita kuddar, medan kvinnan i Magnussons 

målning mer ligger ner och använder kuddarna som huvudstöd snarare än stöd för hela kroppen. 

Detta skulle kunna konnotera att kvinnan i Magnussons Konvalescent mår bättre rent fysiskt än 

Bonniers kvinna eftersom Magnussons kvinna, om hon ville, skulle kunna sätta sig upp för egen 

maskin. Kanske har hon även energi nog till att själv ta hand om kuddarna och ordna det 

bekvämt för sig. Kvinnan i Bonniers målning å andra sidan sitter som om hon blivit ompysslad 

av någon annan, och hon hade nog inte orkat sitta upp utan dem.  

Om man vidare jämför Konvalescent av Gustaf Magnusson med målningen Den syge pige 

av Michael Ancher (fig. 7) blir ytterligare ett tecken och dess agens avgörande för läsningen av 

målningen. I Den syge pige av Ancher porträtteras en ung flicka, hon är sängliggande och 

nedbäddad under täcken och filtar. Sängens huvudände ser ut att vara uppvinklad och under 

huvudet har hon en stor vit kudde. Hennes huvud med det ljusa håret är snett vinklat bort från 

betraktaren, hennes ansikte är blekt och hon tittar med halvöppna ögon ut mot bildrummets 

högra sida. Hon möter inte betraktarens blick. Ena handen vilar mot axeln, handflatan kan anas. 

Armen vänd mot betraktaren ligger ovanpå täcket och hon håller ena handen runt en bok. Till 

vänster i bildrummet står en mörk trästol, på den står en liten kruka med blommor. Under 

buketten ligger ett antal kronblad. På stolen ligger en stor sked och där står även två små 

glasflaskor med röda korkar och etiketter. Ljuset i målningen är kallt, och koloriten likaså. 

Endast blommornas olika nyanser och filtens röda ränder bryter detta intryck. Flickan i Anchers 

målning läser inte. Hon är blek om kinderna och den slöa blicken verkar inte vara fäst på något 

speciellt. Målningen är stilla och känns kall, nästan som om rummet var utkylt.  

Utifrån denna korta jämförelse mellan Magnussons Konvalescent och Anchers Den syge 

pige ser vi att boken som tecken för sjukdom kan agera olika. I Anchers målning görs boken 

passiv för att signalera den unga flickans sjukdom. Hon orkar inte läsa själv. Kvinnan i 
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Magnussons Konvalescent läser koncentrerat, hon har kraften kvar, eller snarare: hon har fått 

den tillbaka.  

Både kuddarna och böckerna i dessa tre målningar visar alltså att hur de agerar och 

interagerar med den avporträtterade individen avgör hur vi läser deras sjukdom eller hälsa. Att 

orka läsa innebär troligen att individen är på bättringsvägen, krafterna har återkommit. Samma 

gäller huruvida individen orkar sitta själv eller måste ha hjälp av kuddar, men vidare även om 

man orkar fixa kuddarna själv.  

Den process som Hedlin Hayden och Snickare talar om när det gäller tolkning av bilder och 

konstverk har i denna del applicerats på tecknen för att understryka att de är avgörande för att 

nagla fast en bilds mening. Deras sammansättning och samarbete i en målning, tillsammans 

med titeln/peritexten, frammanar en betydelse och en slutgiltig tolkning. Med andra ord, tecken 

och peritext iscensätter händelseförloppet eller ännu hellre sjukdomsförloppet. 

På frågan om hur tecknen gör detta kan svaret vara så enkelt som genom en agens, för hur 

kommer det sig att vissa element i målningen avläses som tecken? Det kan delvis vara en 

förutfattad idé om konstvetenskap och konsthistoria. Det vill säga att jag som författare till 

denna uppsats har en färdig uppfattning om vad som är brukligt i bildtraditioner. Blommor i 

olika stadier, böcker och memento mori är trots allt inte ovanligt i konsthistorien. Med andra 

ord, i bakhuvudet finns en katalog av element i målningar som brukar symbolisera något annat 

och redan har en ”färdig mening”. Vidare kan det dock även vara så att det är just deras agens 

som appellerar på mig som betraktare. Ett element i förändring, såsom blommorna, ett element 

som berörs eller står i nära anslutning till en avporträtterad individ, såsom kuddarna, filtarna 

eller böckerna. Alla dessa element och objekt i en målning blir extra tydliga. De tecken som 

listades ovan som har att göra med en individs utseende blir i sin tur viktiga i denna uppsats 

genom uppsatsens syfte. De kanske inte är vanliga symboler enligt en äldre bildtradition men i 

det här sammanhanget har de fått en agens genom syftesformuleringen och de frågor som 

uppsatsen vill ta reda på. Vidare skapas även dessa tecken genom den teori som applicerats, 

med andra ord genom en diagnostisk blick på de representerade individerna. På många sätt läses 

de av med en blick färgad av medicinska bilder som har till syfte att ställa en diagnos. 

Jag vill mena att denna del av uppsatsen har visat att tecknen i målningarna genom sin agens 

är vad som iscensätter sjukdom. Det är även i en process där betraktaren är närvarande som 

mening och tolkning kan skapas.  

IV. De fysiska verken 
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Den denotativa och konnotativa analysen av de målningar som tas upp i denna uppsats har 

främst gjorts utifrån fotografier på målningarna. Dessa fotografier har varit digitala och har 

därmed setts av uppsatsförfattaren på en datorskärm. Mediet möjliggjorde att detaljer i 

målningarna kunde upptäckas genom att zooma in på fotografierna. Vad som dock går förlorat 

i att se målningarna digitalt är deras fysiska storlek och detaljer som rör den fysiska 

dimensionen. Även koloriten i målningarna kan förändras på grund av ljuset de fotograferats i, 

skärmens ljus eller bildernas upplösning. Ett av verken, Konvalescent av Richard Bergh är 

ofullbordat och det digitala fotografiet löper risk att missa små, subtila detaljer i målningen. 

Det har därför visat sig vara viktigt för denna uppsats att se målningarna på riktigt, men inte 

bara för att säkerställa att detaljer och element inte förlorats utan även på grund av den teori 

som valts för analysen. Performativitet handlar trots allt om ett verks möjlighet att generera 

handling, till att agera och interagera med en uttolkare och betraktare. Trots att denna 

performativa dimension självklart är möjlig även då målningen presenteras i ett digitalt 

fotografi finns det ändå en poäng i att se målningen på riktigt och understryka dess fysiska 

existens som ett objekt.  

En målning består i så mycket mer än tavelram, duk och färg. Dess atmosfär blir mer tydlig 

när betraktaren ser målningen i verkligheten. Färgens taktilitet är även den endast tydlig i det 

fysiska mötet. Med färgens taktilitet menar jag hur färgen är pålagd, alltså: är färgen pålagd i 

tjocka eller tunna lager? Är den opak eller transparent? Är det möjligt att se skissartade streck 

i målningen? Hur påverkas målningens helhet av en eventuell signatur och dess placering? Alla 

dessa dimensioner kan endast anas genom ett digitalt fotografi och går egentligen bara att 

upplevas när målningen ses på riktigt.  

I denna uppsats har små detaljer och element blivit extra viktiga, och eftersom allt empiriskt 

material som ligger till grunden för analysen har sin hemvist på museum i Stockholm har det 

varit möjligt att se alla målningar utom en i verkligheten. Målningen som inte kunde besökas 

var Georg Paulis Vid sjukbädden. Tavlan var under hösten 2020 utlånad till ett museum på 

annan ort och pandemin i Covid-19 förhindrade en eventuell resa för att se målningen i 

verkligheten.   

Detta avsnitt är ett extra analysavsnitt och diskussion av verken efter att de setts på riktigt. 

Vidare kommer detta avsnitt inte utgå från en strikt denotativ eller konnotativ analys eftersom 

en sådan redan gjorts. Avsnittet kommer istället avhandla de element som är omöjliga att 

uppleva genom ett digitalt fotografi. Målningarna kommer diskuteras utifrån följande aspekter: 

deras fysiska dimensioner, målarfärgens kolorit, opacitet och/eller transparens (båda dessa 

egenskaper kan existera samtidigt i en och samma målning), samt deras atmosfär utifrån ett 



 67 

performativt perspektiv. Om det vid besöket varit möjligt att tala med en konservator på plats 

kommer även målningarnas nuvarande skick att diskuteras. Även målningens ram kommer tas 

upp i diskussionen eftersom den oftast inte syns på de digitala fotografier ett museum delar med 

sig av. I diskussionen av ramen är det även viktigt att ta reda på huruvida det är målningens 

originalram eller om den fått en ny. Hur har, i så fall, tankarna gått kring att byta ut ramen? Och 

hur påverkas betraktarens intryck av målningen av ramen och dess utseende och dimensioner? 

I detta avsnitt kommer jag-form att användas konsekvent i beskrivningarna av målningarna 

i enlighet med Margareta Rossholm Lagerlöfs text Inlevelse: Jacob van Ruisdael130 (se 

metodavsnittet) som diskuterar det tolkande subjektet som ett verktyg för bildtolkning. Detta 

eftersom det är viktigt att understryka att det är uppsatsförfattarens egna, personliga upplevelser 

av målningarna som tas i beaktning. Det performativa perspektivet utgår som tidigare 

diskuterats från en målnings förmåga att generera handlingar och direkt påverka en betraktare. 

I detta sammanhang är betraktaren inte en allmän betraktare utan ett tydligt subjekt; jag som 

uppsatsförfattare. Vid läsningen av detta avsnitt hoppas jag att läsaren har detta i åtanke.  

 

Richard Bergh Konvalescent 
Ofullbordad, 1886. Olja och kol på trä, 54 x 44,5 cm. Prins Eugens Waldemarsudde. 

Vid första mötet med målningen förvånades jag av dess storlek. Med ramen blir målningen 

mycket stor och bäddar närmast in själva duken och målningen. Ramen är konstruerad som om 

två separata ramar sammanfogats till en. En smal ”ram” av dekorationer omger duken, runt om 

denna finns en bredare och större ramkonstruktion som kapslar in alltet. Detta ger intrycket av 

att målningen blir omsluten och det djup som ramen tillför för mina tankar till tittskåp som kan 

hängas på en vägg.  

Målningen är ofullbordad vilket förklarar varför delar av duken syns. Dess gråa, oförfinade 

yta syns tydligt och på flera platser i målningen har färg inte lagts på alls. På vissa platser är det 

istället tunna lager med färg där duken syns igenom. Färgen är alltså mestadels transparent, 

med några få undantag där färgen har lagts på i tjockare mer opaka lager. På ett par ställen syns 

även etsningar. Målningen har mycket lite topografi i färgen på grund av sin tunnhet, och just 

kudden i bilden är mycket transparent och på flera ställen i bilden är de olika elementen 

svårseparerade.  

På vänstra delen av kvinnans ansikte är det målat med mycket tunna penseldrag i en ljus 

kolorit, på den högra delen av ansiktet är färgen ljusare och pålagd i litet tjockare penseldrag. 

                                                
130 Rossholm Lagerlöf, Inlevelse och vetenskap: om tolkning av bildkonst, 2007. 
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Färgen ser mycket torr ut och fångar inte särskilt mycket ljus. Överlag fångar väldigt få partier 

ljuset från rummet jag står i, endast de vita partierna har lagts på med större färgmängd och 

med tjocka drag. Dessa delar ser närmast blöta ut.  

Ibland bryts målningen av ett par streck i mörk kolorit; de som troligen markerar den stol 

kvinnan sitter i. Även dessa mörka penseldrag har lagts på med mer färgmängd och flyter på 

vissa ställen ihop med den vita färgen. Utifrån detta kan man tänka sig att de lagts på innan den 

tidigare färgen torkat. På en plats har den mörka och den vita färgen gått ihop och blivit närmast 

röd i tonen.  

Längst upp till vänster på duken finns en försiktig signatur i blyerts. Precis som kvinnans 

ansiktsdrag är signaturen närmast gömd bakom ett tunt lager färg. Signaturen består endast i 

konstnärens initialer och årtalet ”1886”. På ramen finns en plakett där konstnärens fulla namn 

samt verkets titel finns med. Där står det dock ”1887”, kanske beror denna skillnad på det 

faktum att verket är ofullbordat. Kan den ha målats 1886, eller snarare påbörjats under 1886 för 

att sedan det följande året ha övergivits? På plaketten finns ingen information om att verket är 

ofullbordat.  

Vidare har målningen inget glas framför duken och baksidan är i pannå. Jag får veta att det 

inte finns någon information om att målningen renoverats i museets databas. Jag har svårt att 

avgöra om verket är i gott eller dåligt skick. Kanske beror även det på att det är ofullbordat.  

Upplevelsen av målningen är att den är mycket försiktig i sitt uttryck, troligen på grund av 

sitt ofullbordade skick. Agensen finns där, men den är subtil, som om målningen själv var 

sjuklig och utan energi. Speciellt de transparenta delarna där kvinnans drag endast återgivits 

med blyertsstreck ger upphov till denna känsla av subtil agens. De delar av kvinnan som skulle 

kunna utföra något, eller appellera på mig som betraktare är återgivna i blyerts; hennes ena hand 

som vilar i knät samt hennes ögon och ansiktsdrag. Handen som skulle kunna greppa om något 

ligger som nästan bortglömd, inaktiv i hennes knä. Den andra handen göms bakom filten. 

Vidare är ögonen återgivna med blyerts och det är svårt att se var hon riktat sin blick. Kan jag 

fånga den? Eller tittar hon faktiskt bort mot höger del av bildrummet? Kvinnan känns liten och 

svag, hennes person och kropp nästan smälter in med resten av målningens element. På vissa 

platser har hennes kropp separerats från bakgrunden och kudden med endast ett tunt 

blyertsstreck. De delar av henne som skulle kunna utstråla agens syns knappt. Detta resulterar 

i att hon är svår att se som en hel sammanhållen kropp som skulle kunna utstråla aktivitet.  

Det slutgiltiga intrycket jag får är att målningen i sin helhet utstrålar denna subtila agens. Att 

målningen har en agens går inte att ta miste på; jag söker hennes blick, jag försöker få fatt i 

målningen. Elementen som ger upphov till detta är de subtila detaljerna som inaktiverar kvinnan 
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och låter mig förstå hur hon mår; den inaktiva handen som ligger i knät, den hand som inte syns 

utan är gömd bakom filten, hennes ansiktsdrag i blyerts som är gömda bakom tunna lager av 

färg.  

 

Richard Bergh Flickan och Döden 
Från 1888. Olja på duk, 71,5 x 83,5 cm. Prins Eugens Waldemarsudde. 

Flickan och Döden av Richard Bergh är en stor målning, och ramen gör den ännu större. 

Den inger ett monumentalt intryck där den ligger på bordet framför mig. Målningen innehåller 

mycket topografi i färgen. Jag ser först blombuketten flickan håller i och den blomma figuren 

av döden håller i. Både stjälken i Dödens hand samt buketten är pålagda med mycket färg och 

färgstrecken går upp ovanför duken. Överlag är målningen målad med tjocka penseldrag där 

penselskriften är tydlig. På vissa platser i målningen syns duken igenom. Flickans armar och 

händer är återgivna med blyertsstreck med endast ett par penseldrag med färg. Även 

mellanrummet mellan flickan och Döden är transparent. Också i gestalternas ansikten finns 

transparenta fläckar. I flickans ansikte är endast den högra sidan av kinden och örat återgivna i 

färg, samt hennes näsa. Resten av ansiktet är i en grå nyans helt utan ansiktsdrag. Några ögon 

har inte målats dit. Dödens ansikte är mer detaljerat, men även där syns duken igenom. Överlag 

är dock färgen opak, speciellt när det kommer till målningens bakgrund och marken 

runtomkring figurerna.  

På vissa ställen i målningen kan jag se etsningar som av en kniv och ibland ser det ut som 

att färgen är pålagd med en palettkniv. Till vänster om flickan och under figuren av döden syns 

fläckar i en orange kolorit, troligen blommor. Dessa fläckar är pålagda med relativt mycket 

färg.  

När jag ser målningen böjer jag mig ner för att se färgen topografi och kan då se att färgen 

inte når ända upp till slutet av duken. Kanterna på duken har på vissa platser lämnats tom. Jag 

får veta att målningen har renoverats, år 2007 retuscherades den och små bortfall av färg fixades 

till. Den har fått ett nytt bakstycke i kanalplast, samt fått reflexfrittglas monterat framför duken. 

Den har troligtvis fortfarande kvar sin originalram. 

Målningen har en tydlig agens som påverkas av dess monumentala storlek samt känslan av 

närvaro som penselskriften består i. Koloriten i målningen är främst blek och ger ett försiktigt, 

nästan suddigt intryck. Målningen känns drömlik, som om det var en ögonblicksbild i en dröm 

där rörelserna är långsamma. Det är tydligt för mig att de båda figurerna befinner sig mitt i steg, 

speciellt Döden, men jag har svårt att se nästa rörelse hända. Dödens kappa är inte transparent, 
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men den är heller inte helt opak och den ser ut att ligga helt still som om scenen som målats 

inte har någon vind trots att de befinner sig utomhus. 

Precis som i Berghs Konvalescent är flickans ansiktsdrag svåra att se vilket gör att, trots att 

hon är aktiv och håller i blombuketten och ser ut att se ned på den på grund av att huvudet är 

nedböjt, ändå är svår att se som en helt och hållet aktiv individ i målningen. 

 

Eva Bonnier Magdalena 
Från 1887. Olja på duk, 53,5 x 65 cm. Prins Eugens Waldemarsudde. 

Ramen på Eva Bonniers målning Magdalena är en stor bred, odekorerad ram. Målningen är 

ganska stor och tar upp mycket plats på bordet jag ser den på. Färgen i målningen är främst 

opak, i målningen högra övre hörn smälter dock kudden och bakgrunden ihop. Den mörkare 

färgen som bakgrunden målats i och den vita färgen på kudden går in i varandra, och 

penseldragen är inte lika bestämda. Färgen är fortfarande opak, men de olika dimensionerna i 

målningen smälter samman. Vidare kan jag se att dekorationerna på kvinnans klädesplagg är 

närmast transparenta, de har målats med relativt lite färg på penseln och den blå färg som utgör 

kvinnans klädesplagg syns igenom. Även de penseldrag som särskiljer olika delar av 

klädesplagget från varandra, till exempel en linje som skiljer klädesplaggets krage från resten 

av plagget, är transparent. 

Överlag innehåller målningen ingen topografi i färgen, färgen är därmed väl fördelad över 

hela duken utan att det blivit klumpar någonstans. Endast på ett par ställen har det målats med 

mer färg på penseln; sjalen kvinnan bär verkar ha målats med först mycket färg på penseln för 

att sedan tunnas ut allt mer på vissa platser. Även knapparna på särken kvinnan bär har målats 

med mer färg än andra detaljer.   

Koloriten är blek, men kvinnans mörka hår och ögon står i kontrast till detta. Även 

bakgrunden har målats i en mörk färg. Hela målningen fångar dock ljuset och den ser blank ut. 

Kanske är det ljuset i rummet jag står i, men målningen ser ut att ha ett grönaktigt ljus i sig. 

Detta gör att jag upplever de bleka partierna i målningen som ännu blekare. Speciellt kvinnans 

ansikte påverkas av detta. Hennes hy fångar mest av detta gröna ljus. Hennes ögon har målats 

med en svag lila nyans precis på ögonlocken. Kvinnan har en tydlig skugga längs näsan upp 

mot ögonbrynen som målats i en svag grön ton, samma grönaktiga färg har använts för att måla 

dit linjer under hennes käkben. Hennes hår har målats med lätta, mjuka penseldrag och när jag 

går nära är det som att det enda som skiljer kudde från hår är skillnaden i kolorit. 

Målningen ser för mina ögon ut att vara i ett gott skick, trots att den inte har något glas 

framför sig. På några platser i målningen kan jag dock se små sprickor i färgen. Den har gjorts 
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ren, men jag kan inte få ett svar på när. Det är dock troligt att den vid sitt tillblivande hade en 

annan fräschör. Ramen är dock fläckig på vissa platser och det finns enligt museitekniker Lars 

Edelholm en diskussion på museet (Prins Eugens Waldemarsudde, Stockholm) om att göra om 

ramen. Med tanke på dess utseende och det faktum att målningen donerades till museet år 2013 

är det troligt att om det inte är originalramen till just detta verk, att det i alla fall är en originalram 

från samma tid. Målningen Magdalena sitter dock inte perfekt i ramen, duken är litet för liten 

för ramen och den såg ut att röra lite på sig när den togs fram, de extra 

upphängningsanordningarna på baksidan till trots.  

Målningen har en tydlig signatur i mörk kolorit skrivet med en pensel längst ner till höger i 

målningens hörn. Signaturen är relativt stor och där står konstnärens hela namn och sifforna 

”87” (1887). 

Vid mötet med målningen slås jag än mer av den kontrast som finns mellan den bleka 

koloriten i målningen, främst kvinnans ansikte, och hennes mörka hår och ögonen. Bakgrunden 

är även den mörk, men då jag ser målningen i verkligheten är det som om bakgrunden sjunker 

undan. Bakgrundens mörkhet har inte samma effekt som kvinnans hår och ögon. Kanske beror 

det på den vita kudden, den fungerar som ytterligare en fond för kvinnans ansikte, och 

bakgrunden blir sin mörka kolorit till trots en negativ yta.  

Den lilafärgade tonen som målats över kvinnans ögon gör att de ser tunga ut, som om hon 

helst hade slutit ögonen och avskärmat sig från världen. Det grönaktiga ljuset i målningen 

förstärker känslan av trötthet, men även sjukdom. Titeln skvallrar inte om hennes tillstånd, men 

det är svårt att inte ha den förutfattade meningen att hon är sjuk. Kvinnan möter inte min blick, 

och jag kan inte se hennes händer, de finns utanför bildrummet. Målningen innehåller därmed 

två element som ger upphov till en känsla av inaktivitet; för det första tittar kvinnan bort och 

undviker betraktarens blick, men det är samtidigt inte en känsla av hon låter sig bli betraktad. 

För det andra är hennes händer inte med i målningen vilket gör att hon blir än mer inaktiv. 

Kvinnans händer hade annars kunnat greppa om något, eller helt enkelt ligga orörliga i hennes 

knä, men ändå varit närvarande och innehålla en stundande agens.  

Även Magdalena anser jag besitter en subtil agens eftersom uttrycket i bilden drar mig som 

betraktare till verket, men att den avbildade kvinnan inte besitter en aktivitet eller agens. Hennes 

ögon är riktade bort och hennes händer finns utanför bildrummet. Det finns en bildintern 

appellation riktad mot betraktaren, men agensen finns i uttrycket, i målningens atmosfär, 

snarare än i det avbildade subjektet. Verkets agens ligger i dess förmåga att generera känslor, 

för under tiden jag ser på målningen märker jag att jag ömmar alltmer för kvinnan. Kvinnan 

som målat subjekt är inaktiv, men målningen i sig är aktiv.  
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Kudden är så pass stor att den ramar in henne, nästan tar över. Det blir tydligt för mig att 

hon inte hade orkat sitta upp utan den, hon behöver den kudden. Nästan så till den grad att 

kudden blir till ett andra subjekt i målningen. Hon är blek, hennes ansikte ser lite utmärglat ut 

med de grönaktiga skuggorna runt näsan och under käkbenen. Hon ser så svag och liten ut, utan 

energi och med den enda viljan att återvända till sömnen. Det känsla som slår mig när jag känner 

att jag börjar bli klar med att titta på målningen är att jag kanske borde sett till att bli klar 

tidigare. Som om jag stört kvinnan och inte borde stått böjd över den och synat den så länge 

som jag gjort.  

 

Gustaf Magnusson Konvalescent 
Från 1933. Olja på masonit, 35 x 27 cm. Moderna museet. 

Gustaf Magnussons målning är liten och inger ett nästan försiktigt intryck. Ramen är inte 

särskilt bred, men har ett visst djup eftersom den är konstruerad i två nivåer. Den första nivån 

är täckt i guld, och den andra målad i brunt. När jag får se målningen ligger den ned på en 

rullvagn och jag får vänta in en konservator som kommer med handskar så jag även kan få se 

dess baksida.  

Färgen är främst opak, men här och var är den litet transparent. Jag kan inte se igenom färgen 

till den masonitskiva den är målad på, men ibland syns ett undre färglager igenom. Detta syns 

bland annat till vänster i målningen där bokens uppslagna blad målats med förhållandevis litet 

färg på penseln. Även till vänster om själva boken, precis innan målningen försvinner under 

ramen är färgen transparent. Det ser nästan ut som blyertsstreck som inte helt gömts av 

oljefärgen.  

Målningen har ingen topografi i färgen, men penselskriften ger ändå målningen ett levande 

intryck. Penseldragen är tydliga och växelvis breda och tunna. Överlag är koloriten inte särskilt 

färgrik, den är närmast kall i uttrycket. Högst upp i målningen syns en grön lampa som den 

enda accentfärgen i målningen, även sängarnas sängstommar sticker ut. De är målade i en mörkt 

brun kolorit. Vidare har framsidan på boken kvinnan håller i prytts med breda, korta penseldrag 

i rödorange, brunt, gult, blått, och en försiktig rosa färg på en vit grund.  

Längst ned till vänster över filten eller täcket syns flera tunnare penseldrag i en mörkt grå 

färg. Troligen är de menade att vara veck i täcket, eller skuggor. Även till höger om kvinnans 

huvud har en skugga målats.  

Längst ned till vänster i målningen har Magnusson skrivit sin signatur (Gus. Magnusson) 

med pensel och i en mörkt grå kolorit. Signaturen avslutas med årtalet 1933. Målningen ser ut 

att vara i gott skick, och har enligt Moderna museets databas blivit renoverad av 
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Nationalmuseum 1987. Exakt vad som gjordes under renoveringen kan inte ses från Moderna 

museets databas, men min gissning är att den troligtvis blivit tvättad på något sätt eftersom 

oljefärgen har en tydlig lyster. Målningens goda skick kan även bero på att den år 1935 skänktes 

till Nationalmuseum av en okänd donator, och sedan var deponerad på Telegrafstyrelsen. När 

Nationalmuseum och Moderna museet blev olika myndigheter år 1989 hamnade den i Moderna 

museets samlingar. Sedan 1999 har den hängt i deras magasin och inte varit utställd, vilket med 

stor sannolikhet har räddat målningen från slitage.  

Målningen har inget glas framför sig, och är troligen i sin originalram. Det har dock satts på 

plaketter på ramen; högst upp finns en plakett som låter oss veta att målningen är en deposition 

från Nationalmuseum. Längst ned på ramen finns ytterligare en plakett där ett serienummer för 

samlingen står, följd av information om konstnären, målningens titel och tillkomstår, samt att 

den donerades 1935 av en person som önskar förbli okänd. På ramens baksida syns ett antal 

blyertsanteckningar om målningens dimensioner, samt det bladguld som täcker ramen.  

Kvinnans ansikte har målats i en ljus kolorit och de höga punkterna i hennes ansikte träffas 

av ljuset. Kvinnan har en koncentrerad blick fäst i boken, men ögonlocken ser litet tunga ut 

vilket bidrar till ett lätt trött eller matt uttryck i hennes ögon. Hennes hår är rufsigt och det är 

tydligt att hon ligger tungt med huvudet mot kudden på grund av den skugga som syns på 

kudden. Det ser dock inte obekvämt ut, snarare hemtrevligt. Känslan av hemtrevnad förstärks 

vidare av att det är tydligt att hon befinner sig i en intim miljö, kanske hemma hos sig själv. 

Sängarna står bredvid varandra, och lampan ser inte ut att vara en lampa som sitter som 

inredning på ett sjukhus.  

Kvinnans ansikte skvallrar inte om sjukdom i sin renaste form, hon ser snarare trött och matt 

ut. Endast ögonen låter oss dock veta detta i själva motivet. Vad gäller målningen i stort är det 

endast dess titel som skulle kunna sägas vara det största sjukdomstecknet. Hon upplevs inte 

som blek, snarare har hennes kinder börjat anta en lätt rosa ton. Även hennes läppar är målade 

i en rosa kolorit. På högra sidan av kvinnans ansikte syns en skugga vid ögonen och näsan, det 

har vidare målats ett försiktigt penseldrag i en lätt grön kolorit vid hennes högra tinning. Ingen 

av dessa skuggor får henne dock att se utmärglad ut, det ger snarare intrycket av att ljuset faller 

in från vänster och därmed skapat naturliga skuggor i kvinnans ansikte.  

Vidare är kvinnan inte passiv, utan läser aktivt med blicken fäst i boken. Kvinnans händer 

är i förgrunden och är målade i samma levande penselskrift som resten av målningen. Detta får 

dem att se aningen otydliga ut, men det är samtidigt uppenbart att hon greppar om boken och 

jag får inte intrycket av att hon är svag eller matt i händerna.   
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Till skillnad från vid vissa andra besök får jag inte en känsla av oro när jag böjer mig ovanför 

Magnussons målning. Denna kvinna är inte så pass sjuklig att ömkan är nödvändigt. Det känns 

snarare tvärtom som att hon är den enda av de kvinnor jag sett i målningarna som verkligen är 

just en konvalescent. Hennes matta ögon och kuddarna, samt var och hur hon är placerad (i 

sängen, i en intim hemmiljö) är egentligen de enda sjukdomstecken som finns i målningen. Hon 

är betydligt mindre blek än de andra kvinnorna i som avbildats i de målningar som behandlas i 

denna målning. Vidare är hon även den enda som är tydligt aktiv genom att läsa, vilket ger 

upphov till en stundande agens. Det nästa som händer i målningen är troligtvis att kvinnan 

vänder blad, eller lägger ner boken för att sova en stund.  

Under besöket tänker jag att denna avsaknad av oro och kvinnans olikheter med de andra 

målningarnas avbildade kvinnor kanske beror på målningens tillkomstår, 1933. Den är den 

yngsta målningen i denna uppsats, och kanske är det anledningen till hur kvinnan avbildats.  

 

Jenny Nyström Konvalescenten 
Från 1884. Olja på duk, 154 x 115 cm. Nationalmuseum. 

Jenny Nyströms målning Konvalescenten är en stor målning och när jag får se den i ett av 

Nationalmuseums magasin hänger den på en utdragbar anordning. Jag kan därmed stå rakt 

framför den; hade jag sett den på ett museum hade den troligen hängt längre upp på en vägg.  

Färgen är nästan helt opak och på några platser har målningens topografi försvunnit. Jag får 

veta att målningen varit krackelerad i färgen och därför renoverats genom att bli dubblerad, en 

teknik där den målade duken limmas mot till exempel en annan duk, pannå eller kartong. Detta 

ger den målade duken ett mer stabilt underlag, men har i detta fall även medfört att en del av 

topografin i målningen försvunnit. Den vita färgen i den sittande flickans klädedräkt samt på 

den stora kudden är på vissa ställen lite transparent, vilket även det skulle kunna vara ett resultat 

av renoveringen.  

Överlag är målningen en av de mer färggranna i denna uppsats, trots att den för det mesta 

innehåller relativt dämpade färger. Fåtöljen flickan sitter i har rosa och blå detaljer, 

blombuketten den friska flickan håller i är i klara färger, och på bordet till höger i målningen 

ligger en starkt orange apelsin som blir en välkommen accent. Dessa olika koloriter ter sig ännu 

starkare i verkligheten.  

Vidare får jag veta att målningen inte är i sin originalram, troligen har den haft en än mer 

dekorerad och större ram. Den ram målningen nu sitter i kommer med största sannolikhet från 

en tidigare konsthandel. Målningens baksida har fått kanalplats och mer moderna 

fästanordningar. Målningen har inget glas fastsatt. Tack vare renoveringen är målningen i gott 
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skick vad jag kan avgöra. Vissa element fångar ljuset, men överlag finns det en matthet i 

målningens färg.  

Längst ner till vänster har Nyström skrivit sin signatur med pensel, hon har signerat med sitt 

fulla namn samt ”Paris 84”. Jag får veta att målningen, trots signaturen, inte ställdes ut på 

Salongen i Paris, men att det troligtvis var Nyströms tanke att den skulle ställas ut. Med andra 

ord kan den ha blivit refuserad från Salongen år 1884. 

Mötet med målningen känns som att möta en fysisk person, vilket antagligen beror på tavlans 

storlek och jag kan inte undgå att försöka måtta med blicken hur långa dessa flickor skulle 

tänkas vara om de klev ur duken. Vidare får jag känslan av att jag inte alls litar på dess titel. 

Konvalescenten. Är det verkligen rimligt att tänka sig att denna flicka är på väg att bli frisk? 

Hennes ansikte har antagit en grå ton, hon är lila under ögonen och hennes blick är riktad upp 

mot höger i bildrummet. Ögonen är mycket glansiga och mörka. Hennes händer ligger nästan 

krampaktiga, men ändå utan energi i hennes knä. Vid besöket märker jag en detalj i målningen 

som jag tidigare inte tänkt nämnvärt på; den sjuka flickans hals. Flickan har vänt sitt huvud bort 

från den friska besökaren, hennes huvud är riktat åt höger i bildrummet och genom rörelsen har 

hennes hals blottats. Jag har inte tidigare tänkt på hur spända musklerna ser ut på flickans hals. 

Tidigare har jag kommenterat flickans händer, hur de passivt ligger i knät men samtidigt att de 

ser nästan krampaktiga ut. Jag får nu samma intryck av hennes hals. Lider flickan av kramper, 

som får hela hennes kropp att spänna sig och vända bort huvudet? 

Att målningen innehåller en performativ agens är tydligt för mig under besöket, inte bara 

genom det faktum att jag möter den på så nära håll utan snarare som en följd av hur flickan har 

avbildats. Främst detaljen kring hennes hals, och det faktum att hela hennes kropp ser spänd ut. 

Utifrån detta får jag känslan av att den agens som verket innehåller är en stundande sådan. Den 

oro jag känner för flickans hälsa gör sig påmind i detta. Kommer hon att övermannas av ett 

krampanfall? Kommer hon kunna bli frisk, eller är denna fåtölj hennes sista anhalt i livet? 

Under besöket får jag även se vad som mycket väl kan vara en studie till Konvalescenten. 

Studien är en liten målning som länge var oidentifierad och är en förstudie till den sjuka flickans 

ansikte. Modellen i den mindre målningen har dock endast posen gemensamt med den färdiga 

målningen. Den kvinnliga modellen i studien ser ut att vara äldre än den mycket unga flicka vi 

möter i den färdiga målningen. Vidare har även kvinnan i studien kortklippt hår, kanske var det 

en konstnärskollega till Nyström som fick sitta modell. Hon har heller inte lika grå, mjölkig 

hudton som den unga flickan i den färdiga målningen. Hennes ögon är inte lika trötta (även om 

de målats med viss glans), och hennes mun är stängd jämfört med den färdiga målningen då 

flickan har en lätt öppen mun. Kvinnan i förstudien blottar inte halsen.  
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Under besöket nämner jag känslan av att inte lita på titeln, och får då veta att det finns 

uppgifter om en alternativ titel i Riksarkivets Svenskt Biografiskt Lexikon. I SBLs digitala 

databas står det att läsa att målningen har en alternativ titel: Sjukbesöket. En diskussion om 

detta har tagits upp i avsnittet om målningarnas titlar. En titel som på många sätt passar 

målningens motiv och avbildningen av den sjuka flickan mycket bättre. Hon ser trots allt mer 

sjuk än frisk ut, och vid besöket kan jag inte undgå att känna att hon när som helst kommer 

sluta ögonen, eller få ett krampanfall, eller bara tyst tyna bort. Många olika scenarier hinner 

passera för mig, men det alla har gemensamt är övertygelsen om att detta inte är ett  

konvalescentporträtt, utan ett sjukdomsporträtt.  

 

Georg Pauli Vid sjukbädden 
Från 1885. Olja på duk, 104 x 135 cm. Nationalmuseum. 

Målningen har inte varit möjlig att besöka då den varit utlånad till utställning på annan ort. 

Längre resor för att se målningar som inte befunnit sig i Stockholm har inte varit aktuellt på 

grund av den rådande pandemin i Covid-19.  

 

Sammanfattning 
Efter att ha sett målningarna i verkligheten kan man först slå fast att mötet med dem tydligt 

förstärker det performativa perspektivet. Deras förmåga till agens stärks av det faktum att de 

först vid det verkliga mötet blir till fysiska objekt som existerar. Att de existerar förstår man 

självklart även när de ses som digitala fotografier på en skärm, men det är en typ av abstrakt 

existens som endast kan brytas då man ser dem i verkligheten. 

Två begrepp har dykt upp i detta avsnitt som kan behövas diskuteras vidare. Subtil agens 

och stundande agens. Dessa två begrepp har använts för att försöka ringa in vilken typ av agens 

som finns i dessa verk, och som blivit tydlig först efter att de besökts i verkligheten. Vidare 

används de för att på ett mer nyanserat sätt diskutera hur målningarna på olika sätt använder en 

agens för att aktivera betraktaren och själva motivet. Målningarnas motiv må vara liknande, 

men deras agens fungerar olika; begreppen behöver spegla detta.  

Med subtil agens menas en agens som ligger mer i målningens uttryck, snarare än i det 

avbildade subjektets förmåga till att agera; en stillsamhet som ändå appellerar till betraktaren. 

En tydlig agens kan sägas vara dess motsats, till exempel då en avbildad individ tittar rakt mot 

betraktaren eller utför en tydlig handling. I till exempel Richard Berghs Konvalescent samt i 

Magdalena av Eva Bonnier har de båda kvinnorna porträtterats som inaktiva. Deras ögon 
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undviker betraktaren och händerna är inaktiva, vilande i knät, eller inte ens återgivna i tavlan. 

Med andra ord finns agensen i verkets uttryck, och inte i den avbildade. 

Stundande agens innebär att något element i en målning har en möjlighet att snart utföra en 

handling och genom att betraktaren ser detta element förstår hen att en agens finns där, något 

kan hända, men ännu har det inte hänt. Ett exempel på en målning som har stundande agens är 

Richard Berghs målning Flickan och Döden. De två figurerna i målningen är ute och går, och 

snart kommer Döden komma ikapp den unga flickan.  

Även i Jenny Nyströms Konvalescenten samt i Gustaf Magnussons Konvalescent finns en 

stundande agens. I Nyströms målning blir den stundande agensen nästan olycksbådande i sitt 

uttryck eftersom det som kan tänkas vänta runt hörnet inte är ett mirakulöst tillfrisknande, i alla 

fall inte om man ser till själva motivet och där även väger in den alternativa titeln Sjukbesöket. 

Trots att Georg Paulis målning Vid sjukbädden inte kunde besökas vill jag hävda att det utifrån 

formalanalysen av det digitala fotografiet kan sägas att även den innehåller en stundande agens. 

Även denna är mer olycksbådande om man utgår från en samlad analys av både motivet och 

dess peritext.  

Magnussons målning Konvalescent innehåller en stundande agens som är mer hoppfull, eller 

kanske snarare helt alldaglig och vanlig. Kvinnan ser så pass frisk ut att betraktaren antagligen 

inte väntar sig mer än att kvinnan kommer vända blad i sin bok eller lägga ner den för att ta en 

tupplur.   

 

V. Avslutande diskussion 
 

Modifierad hysteri i Nyströms Konvalescenten 
I tidningsartikeln ”Hysteriets Anatomi. En diagnose af Jenny Nyströms Konvalescenten” 

publicerad i Konsthistorisk tidskrift (2019) av Mette Bøgh Jensen gör Jensen en nytolkning av 

Nyströms verk, inte utifrån uppfattningen att flickan är sjuk i en fysisk sjukdom som tuberkulos, 

utan att hon lider av hysteri.131 Jensen menar att det inte är omöjligt att tänka sig att Nyström, 

som spenderade flera år i Paris (där även Konvalescenten blev till), kan ha påverkats av tidens 

medicinska bilder av kvinnor som led av dåtidens diagnos hysteri.132 

                                                
131 Mette Bøgh Jensen, "Hysteriets Anatomi. En diagnose af Jenny Nyströms Konvalescenten", i Konsthistorisk 
tidskrift/Journal of Art History, vol. 88, 2019, 59–79. 
132 Jensen, "Hysteriets Anatomi", i Konsthistorisk tidskrift, vol. 88, 2019, s. 67. 
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Jensen jämför bland annat fotografier av ”hysterikan” Augustine, utgivna 1878 i 

Iconographie photographique de la Salpêtrière. I ett fotografi är Augustine avbildad i ett 

”normalt tillstånd” (état normal), och i ett annat fotografi under ett hysteriskt anfall 

(tétanisme).133 Jensen hänvisar till den franske neurologen Jean-Martin Charcot, en pionjär 

inom forskningen på sjukdomen. Charcot menade att det stora hysteriska anfallet (La grande 

attaque hysterique) innehöll fyra stadier: det epileptiska, ett clownaktigt, det lidelsefulla 

(passionerade) och till sist det deliriska.134 

Augustine har flera likheter med den sjuka flickan i Nyströms målning. Den uppåtvända 

blicken, händernas krampaktiga passivitet, och kanske den mest tankeväckande detaljen: den 

blottade halsen. Jensen skriver att de flesta konvalescentporträtt kännetecknas av att den sjuka 

kroppen är nästan helt dold av täcken och kläder. Händerna och ansiktet blir sjukdomsmarkörer, 

där resten av kroppen fungerar som en ”behållare” för sjukdomen och stänger den inne. De 

täcken och kläder som ofta skyler resten av den sjuke blir ytterligare en barriär.135 Detta känns 

igen i alla målningar i denna studie. De enda undantagen är Berghs Flickan och Döden, där hela 

flickans kropp har avbildats, och Magdalena av Eva Bonnier där, precis som i Nyströms 

målning, en liten del av kvinnans hals syns.  

Jensen nämner vidare även en skillnad mellan de fotografier av kvinnor under hysteriska 

anfall och Nyströms sjuka flicka; skillnaden i händernas återgivelse. I de flesta fotografier har 

en kvinna under ett hysteriskt anfall återgivits med händer som nästan knyter sig (”krummes 

sammen” enl. Jensen), medan flickan i Nyströms målning istället har händerna utsträckta och 

vända med handflatorna nedåt.136 Jensens tes är att Nyströms Konvalescenten inte är ett verk 

som kan kategoriseras som en avbildning av hysteri, snarare är det en avbildning av en 

modifierad form av hysteri.137  

 Jensens tolkning av Nyströms Konvalescent visar på sjukdomsporträttens bredd vad gäller 

möjliga tolkningar, men även på själva motivets utsträckning. Bilder av sjuka, både fotografier 

och målningar, var inte något som enbart florerade i strikt medicinska kretsar. Ville man kunde 

man även gå och se en av Charcots föreläsningar.138  

Vidare ger även Jensens tolkning ett möjligt svar på var iscensättningen av sjukdom sker; i 

ansiktet och händerna. Dessa två delar av kroppen benämner Jensen som sjukdomsmarkörer, i 

                                                
133 Jensen, "Hysteriets Anatomi", i Konsthistorisk tidskrift, vol. 88, 2019, s. 69. 
134 Jensen, "Hysteriets Anatomi", i Konsthistorisk tidskrift, vol. 88, 2019, s. 67. 
135 Jensen, "Hysteriets Anatomi", i Konsthistorisk tidskrift, vol. 88, 2019, s. 69. 
136 Jensen, "Hysteriets Anatomi", i Konsthistorisk tidskrift, vol. 88, 2019, s. 72. 
137 Jensen, "Hysteriets Anatomi", i Konsthistorisk tidskrift, vol. 88, 2019, s. 72. 
138 Jensen, "Hysteriets Anatomi", i Konsthistorisk tidskrift, vol. 88, 2019, s. 68. 
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denna uppsats kan vi vidare kallade dem för sjukdomstecken, eller helt enkelt tecken. I dessa 

tecken iscensätts sjukdomen. 

 

Den sjuka kroppen 
I Tecknen: Läkaren och konsten att läsa kroppar skriver Karin Johannisson om ett 

paradigmskifte i synen på den tuberkulösa kroppen. Från att ännu vid 1800-talets mitt beskrivas 

fördelaktig och möjlig att åtrå inom, som Johannisson skriver, ”ramarna för ett bräckligt 

kvinnoideal” medan männens sjukdom kopplades till ”konstnärskap och intellektuellt arbete”, 

blev det senare förknippad med degenaration.139 Rashygien och rasbiologi lämnade sitt avtryck 

i hur en lungsjuk människa avbildas och beskrivs. Johannisson skriver vidare om att man vid 

denna tid, sekelskiftet 1900, förstått att sjukdomen tuberkulos och lungsjukdomar hörde ihop 

med undermålig hygien och usla livsvillkor.140 Utifrån detta är det inte svårt att se varför synen 

på lungsjukdom förändrades drastiskt; om en sjukdom som tidigare förståtts som något förfinat, 

något menat för individer ur högre klasser, plötsligt förknippas med underklassens 

levnadsvillkor är den inte längre estetiskt vacker.  

Men idéen om att en sjuk kropp kan vara vacker lever kvar, i andra former. Johannisson 

skriver om den asteniska kroppen. Denna kropp, som för det mesta exemplifieras som manlig, 

beskrivs i termer som liknar hur den tuberkulösa kroppen tidigare skildrats. Den asteniska 

kroppen är slank, kraftlös, över medellängd, skelettet tunt och ”feminint bräckligt”. En 

asteniker ser yngre ut än vad personen är, har ett litet ansikte med små ansiktsdrag, en trång 

bröstkorg, blek hy, med riklig hårväxt på huvudet medan resten av kroppen är ”feminint 

hårlös”.141 Vidare skriver Johannisson att en asteniker ansågs vara en person där kroppen var 

mottaglig för en rad sjukdomar, men där det psykiska tillståndet var allt annat än slappt, 

orkeslöst och sjukt. Snarare var dessa personer ofta mycket begåvade.142 

Johannisson menar att denna konkurrens mellan tuberkulösa och asteniska konstitutioner 

visar på ett kulturellt och socialt skapad behov av att projicera en själslig och intellektuell styrka 

på bräckliga kroppar, i detta fall de manligt konnoterade.143  

Så vad hände med de kvinnligt konnoterade kropparna? Kvinnan verkar i större utsträckning 

ha en nervös konstitution. Johannisson skriver om den kvinnliga typen som kännetecknades av 

en psykisk bräcklighet där kroppen är späd och gracil.144 Den manliga typen var intellektuell 

                                                
139 Johannisson, Tecknen s. 218-219. 
140 Johannisson, Tecknen, s. 218. 
141 Johannisson, Tecknen, s. 220. 
142 Johannisson, Tecknen, s. 220. 
143 Johannisson, Tecknen, s. 220. 
144 Johannisson, Tecknen, s. 221. 
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och hade en tunn och spenslig fysik. Konstitutionen karaktäriseras för både män och kvinnor 

av en hysterisk och depressiv sjuklighet.145  

Johannisson fortsätter med att diskutera den paradox som blivit den ideala manskroppen. 

Hon skriver att de egenskaper som förknippas med modernitet – intellekt, intelligens, 

sensibilitet och kreativitet – inte tillhör den atletiska manskroppen, utan snarare denna asteniska 

manskropp. Med andra ord, det är alltså denna veka manskropp som är bärare av de ”kulturellt 

dyrbaraste egenskaperna”.146 Utifrån detta kan man dra slutsatsen att där den veka, sjukliga 

manskroppen fortsätter vara handlingskraftig, bara i inte i fysiska termer, är den kvinnliga 

fortsatt passiv. Den kvinnliga kroppen är dock fortsättningsvis graciös, förfinad och elegant 

även då den är sjuk.  

Om man kopplar Johannissons tankar till de målningar som tagits upp i denna uppsats kan 

man först jämföra hennes tankar med Gustaf Magnussons målning Konvalescent. Magnussons 

målning är från 1933 och är därmed den yngsta målningen i denna studie. Kanske är det även 

därför den ser ut som den gör. Kvinnan i Konvalescent passar inte in i de tankar som 

Johannisson presenterar, hon går närmast tvärt emot dem.  

Den sjuka kvinnan kan visserligen fortfarande vara möjlig att åtrå, hon är fortsatt vacker. 

Men kvinnan i Magnussons målning är på alla sätt och vis just en konvalescent; hon är nästan 

frisk. I detta limbo mellan sjuk och frisk är hon snarare det senare, vilket ger oss en ledtråd även 

till hennes inre. Detta är inte en kvinna som är sjuk på det sätt som en ”nervös” kvinna eller en 

”hysterisk” kvinna är sjuk, snarare handlar det här om en tydligt fysisk sjukdom som nu lämnat 

kvinnans kropp. Den bräckliga kvinnan är inte vem som är avbildad i Magnussons målning, för 

sjukdomen är närmast osynlig här. I målningen finns fortfarande sjukdomstecken, men som 

helhet talar alla tecken för att det här inte är en sjuk kvinna.  

Kvinnan i Magdalena av Eva Bonnier kan fortsätta ligga blek och orkeslös i sin säng, 

huruvida hon led av tuberkulos eller inte på riktigt är på sätt och vis oviktigt. Bara det faktum 

att hon är sjuk räcker. Samma sak gäller flickan i Konvalescenten av Jenny Nyström och den 

unga flickan i Richard Berghs målning Flickan och Döden. Den modifierade hysterin som 

Mette Bøgh Jensen säger sig hitta i Nyströms målning, och den illavarslande gestalten av Döden 

i Berghs målning, talar samma språk; individerna som avbildats i målningarna av Bonnier, 

Nyström och Bergh bär spår av hur en tuberkulös kropp beskrevs under 1800-talet. Denna 

kroppstyp, och konstitution syns även tydligt i två av de målningar som i denna uppsats används 

som referensverk.  

                                                
145 Johannisson, Tecknen, s. 221. 
146 Johannisson, Tecknen, s. 221. 
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I Christian Krohgs målning Syk pike från 1881 (fig. 8) sitter en flicka i en stol, bakom 

huvudet har hon en stor vit kudde och magen och benen göms under en filt med röda detaljer. 

Hon har avbildats en face och bär en vit klädedräkt med hög krage, hennes hår är kammat bakåt. 

Flickan har händerna knäppta i knät och håller i en rosa ros. Några blad från rosens stam har 

fallit av och samlats i hennes knä, samt ramlat ner längre ned på filten. Flickan möter 

betraktarens blick och hennes ögon är stora med tunga ögonlock. Hennes hy är blek vilket 

skapar en kontrast till den relativt mörka blicken. Hon är lätt lila under ögonen och har munnen 

stängd i en nästan bestämd min. 

I Ejnar Nielsens målning Den syge pige från 1896 (fig. 9) finns ingen stor vit kudde, istället 

avbildar det en flicka som ligger till sängs. Rummet är kalt och sånär som på ett skåp och den 

säng flickan ligger i. Sängen tar upp hela den nedre delen av bildrummet. Den har en sängram 

som ser ut att vara i järn. Hon har målats i profil och hennes ögon är nästan helt slutna. Nästan 

hela hennes kropp är omsvept i täcken och filtar och en del av det vita täcket ligger över 

sängramen. Endast hennes armar och händer syns förutom ansiktet. Hon har benen uppdragna 

under täcket och betraktaren kan tydligt se formen av ett av flickans knän. Flickan har 

bakåtstruket hår, och hon är mycket blek och avmagrad. 

Hennes högra hand ser ut att vilja greppa om sängramen men det ser snarare ut som att den 

vilar där. Flickans vänstra hand ligger knuten på hennes bröst. Flickans händer är precis som 

hennes ansikte avmagrade och bleka. De liknar mer ett skeletts händer än en levande människas. 

Detta är inte en konvalescent, så mycket blir tydligt för betraktaren. Denna flicka precis som 

flickan i Christian Krohgs målning, benämns heller inte som konvalescenter i deras respektive 

titlar; de är sjuka flickor. Och troligtvis kommer de så förbli tills de dukar under för sjukdomen.  

Michael Ancher har i Den syge pige från 1882 (fig. 7) målat en flicka som även hon, likt 

Nielsens flicka, befinner sig i en säng. Målningen har beskrivits tidigare i denna uppsats, men 

för förståelsens skull har jag valt att inkludera en kort bildanalys även här.  

Flickan i Anchers målning sitter med en stor kudde bakom huvudet och sängen verkar ha 

höjts upp vid huvudändan. Även denna flickas kropp döljs bakom täcken, och hon bär ett 

oranget plagg som täcker ända upp till halsen. Hon har huvudet lutat åt sidan och tittar ut mot 

bildrummets högra sida. Kanske finns där ett fönster eftersom ljuset i målningen verkar falla in 

från höger. Flickan håller sin vänstra hand mot hakan och med den högra greppar hon om en 

bok som om hon med ett finger håller koll på var i boken hon befinner sig.  

Till vänster om sängen ser det ut som att det står en grå piedestal, men det skulle också kunna 

vara en kamin. Närmast sängen står en brun stol i trä. På stolen står en blombukett i ett kärl, där 

ligger även en stor sked och bakom skeden står två medicinflaskor med röda korkar. 
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Flickans ansikte är blekt, men inte avmagrat. Hon har en lätt rodnad över kinderna, och 

hennes ögon ser ut att vara litet tunga. Hela hennes kroppsspråk utstrålar ett behov av vila, och 

från titeln att döma är det inte en flicka som är frisk eller på väg att bli frisk. Utifrån endast 

målningen ser hon dock inte lika sjuk ut som till exempel flickan i Nyströms målning eller den 

sjuka, avmagrade mycket bleka flickan i Nielsens målning Den syge pige. Hon benämns dock 

inte som en konvalescent i titeln, vilket gör att vi som betraktare får dra slutsatsen att hon, i alla 

fall just nu, inte är på väg att tillfriskna.  

Ett antal slutsatser går att dra utifrån dessa exempel samt Johannissons bok Tecknen, för det 

första: den sjuka kroppen ser ut på ett visst sätt; den sjuka kroppen poseras ofta sängliggande; 

den sjuka kroppen är (om den konnoteras som kvinnlig) ofta passiv.  

 

Tuberkulos som ideal och skådespel 
I ”Codes of Consumption: Tuberculosis and Body Image at the Fin-de-siècle” av Sharon Hirsh 

diskuterar Hirsh en visuell kod som kopplas till avbildningar av sjuka människor, och 

framförallt de som lider av tuberkulos.147 Hirsh tar bland annat upp ett citat från konstnären 

Edvard Munch vari Munch menar att den tid han lever i blivit ”[the] age of the pillow” och ”the 

time of sickbeds and of quilts in art”.148 Med detta får förstå att Munch menar de stora vita 

kuddar som syns i många porträtt och som blir ett tecken för sjukdom eller tillfrisknande. Varför 

blev då denna typ av måleri så populärt? Varför blev det en ”age of the pillow”?  

Hirsh skriver att visualiseringen av tuberkulos (som bland annat Munchs egen uppväxt 

präglades starkt av då hans lillasyster led av sjukdomen) hade utvecklats till en romantisk bild 

av patienten.149 Den sjuka i måleriet var ofta en ung kvinna eller ett barn av kvinnligt kön. Hirsh 

konstaterar vidare att hon befann sig i en skyddad miljö, porträtterad i en subtilt undergiven 

pose med blek hy, och med ett ansiktsuttryck som präglas av längtan och drömmande.150 

Patientens dödsprocess blev, enligt Hirsh, därmed konstruerat till ett sentimentalt narrativ där 

patienten till slut dog en moralisk, vacker död.151  

Hirsh nämner målningen The Visit av Julius LeBlanc Stewart från ca. 1890 och fotografiet 

Fading Away av Henry Peach Robinson från 1858. I dessa två verk ställs en kontrast mellan 

den sjuka och de individer som kommit för att besöka den sjuka.152 Vi ser samma typ av kontrast 

                                                
147 Sharon Hirsh, "Codes of Consumption: Tuberculosis and Body Image at the Fin-de-Siècle" i In Sickness and 
in Health: Disease as Metaphor in Art and Popular Wisdom, LS Dixon & GP Weisberg (red.), Newark, 
University of Delaware Press, 2004, s. 144. 
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i Jenny Nyströms målning Konvalescenten där den friska flickan står bredvid den sjuka (eller 

tillfrisknande i detta fall) som för att understryka den sjukdom som den sjuka gått igenom. 

Hirsh beskriver besökarna i Stewart och Robinsons verk och skriver att deras ansikten glöder 

av färg i jämförelse med den sjukas bleka, utmärglade ansikte. Hirsh väljer även att ge den 

sjuka epitetet ”skönhet”, hon skriver: ”the victim’s paler, emaciated beauty”.153 Huruvida detta 

är Hirsh egen åsikt eller om hon valt att spela på det ideal som detta sjuka utseende verkar ha 

blivit är oklart, men oberoende av detta så fastslår Hirsh något med dessa ord. Nämligen att 

dessa sjuka kvinnor gick att åtrå. 

Susan Sontag konstaterar i Illness as Metaphor & AIDS and its Metaphors att både cancer 

och tuberkulos ansågs vara ”diseases of passion”.154 Ett annat ord för sjukdomen var 

”consumption”; det fanns en uppfattning om att individen åts upp inifrån, en glöd och en iver 

som konsumerade kroppen.155 Den feber som angriper den sjuke blir därmed förvandlad till 

något som går att likna vid passion och kärlek, de brännande kindernas likhet med att rodna av 

anledningar mer sammankopplade med starka känslor och sexualitet. Sjukdomen liknas även 

skriftligt vid kärlek, en sjuklig sådan, metaforer som en ”diseased love” eller ”a passion that 

consumes” används.156 Men, skriver Sontag, metaforen för tuberkulos tillåter två olika 

dimensioner; å ena sidan en sexuell (disease of passion, consumed by ardor) och å den andra 

sidan en mer ”ren” kärlek där den sjukliga individen upphöjs.157  

Vad som bör kallas mytologin eller historieberättandet kring tuberkulos blir därmed redan 

under 1800-talet fylld av olika betydelser. Den konsumerar kroppen, en sexuellt konnoterad 

iver och glöd, en sjuk kärlek. Men samtidigt kan den upphöjas och vara ren; en sjukdom som 

drabbar den som är ”för god”, till exempel det döende barnet som förevigas som ängel i 

sjukdomens svallvågor.158 Sontag skriver vidare att många historier kring tuberkulos pekar ut 

uppgivelse (Sontag använder ”resignation”) som skälet till sjukdomen samt att ”as the disease 

advances, one becomes resigned”.159 Med andra ord, passiviteten som sjukdomen resulterar i 

blir även det som gör en människa mottaglig för den.  

Denna bild av sjukdomen tuberkulos har sin förklaring i hur man under 1800-talet trodde att 

sjukdomen smittades. Innan upptäckten av den bacill som orsakar TBC fanns det ett par teorier 

där en var att sjukdomen var ärftlig, eller att den smittades via luften eller fysisk kontakt. En 

                                                
153 Hirsh, s. 144. 
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tredje teori, som Hirsh benämner som mer kreativ än medicinsk, var att TBC utvecklades hos 

individer som vore de predestinerade att lida av den. Den perfekte kandidaten var den 

kultiverade individen; alltför eleganta, rena och känsliga så var ett normalt liv omöjligt för dem. 

Hirsh skriver att det var denna idé som präglade den romantiska litteraturen, vilken beskrev 

sjukdomen som en sjukdom som var spirituell, som tog över kroppen som en ”strange and 

exiciting seduction”.160 Definieringen av tuberkulos som en spirituell sjukdom som drabbar den 

känsliga och kultiverande individen medförde även att det under 1800-talet fanns en 

uppfattning om att den sjuke oftast var av medel- eller överklass, eftersom det var dessa 

individer som hade tid att ägna sig åt det spirituella.161  

Att, som Sontag skriver, kalla tuberkulos för en ”individualiserande sjukdom” ter sig nästan 

som en underdrift i ljus av detta.162 Det blir tydligt att tuberkulos var starkt sammankopplad 

med vad som närmast liknar en personlighetskult där den sjuke blir mystifierad. I Tuberculosis 

and the Victorian Literary Imagination skriver Katherine Byrne att TBC inte bara blir ett 

skönhetsideal utan också ett ideal för ett sätt att leva och vara. Det skönhetsideal som den 

tuberkulösa kroppen blev med en smal, gracil kropp, ögon blanka av feber och rosiga kinder i 

ett annars blekt ansikte, blöder in även i beteendet.163 Tuberkulos ansågs vara en sjukdom som 

i första hand drabbade de unga och redan vackra individerna, en förståelse som trots kritik inom 

det medicinska fältet levde kvar under 1800-talet.164  

Bilden av tuberkulos är komplex och allomfattande; den påverkar både det inre och det yttre, 

och är på samma gång drabbande och redan närvarande. Den gör den sjuke intressant, 

annorlunda och vackrare, men är samtidigt en, som Byrne skriver, ”external manifestation” av 

något som funnits latent i den sjuke.165  

Som sjukdom var TBC lika delar fysisk som den var psykisk. Den plågade kroppen 

konsumeras tills den inte längre är något mer än ett skal; därav ordet ”consumption”. Men 

sjukdomen ansågs samtidigt vara upphöjande till sin natur, den gjordes spirituell både i hur den 

sjuka avbildades och iscensattes, men även i hur den sjuka behandlades medicinskt. Det Hirsh 

talar om när hon nämner att den sjuka ofta avbildades i en skyddad miljö betyder antingen i 

hemmet eller på ett sanatorium, och i de målningar som tagits upp i denna uppsats där den sjuka 

individen befinner sig inomhus kan vi se dem liggandes eller sittandes i sängar och stolar. 
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Skyddade av inte bara ett rum med väggar och tak, utan även textilier: kuddar, täcken, filtar. 

Den sjuka individen har stoppats om, och med Hirshs tankar får vi förstå det som ett dubbelt 

skydd där både det rumsliga och textila blir till rustningar. Detta behov av skydd innebär i sin 

tur att det finns något att skydda, dessa individer är svaga och sjuka. Själva målningarna i sig 

kan läsas som ytterligare ett sådant skydd, eller snarare ett inkapslande av den sjuka individen. 

Genom att fånga dem inom ramar ges dem ytterligare skydd och samtidigt får betraktaren även 

kontroll över dem, för det är trots allt, med Sontag och Hirshs ord möjligt att åtrå dessa 

individer. 

Den kontroll som en målning innebär, egentligen alla typer av avbildningar innebär, är 

vidare intressant när det kommer till dessa målningar. För samtidigt som de innebär ett 

förevigande, en kontroll över sjukdomstillståndet som de facto fryser dessa kvinnor som mer 

eller mindre sjuka kan de samtidigt läsas tvärtom. 

Hirsh och Sontags tankar om att en sjuk kvinna på samma gång kan läsas som änglalik, eller 

som någon som blir ”consumed by ardor” och därmed har sexuella undertoner ger – om man 

hårdrar det – kvinnorna två roller att välja mellan. Men stämmer detta? Eller kan sjukdom på 

samma gång ses som ett utträdande ur den kontrollerade kroppen? Sjukdom kan läsas som ett 

inburande i en kropp som sakta men säkert sviker individen, och som fortfarande i vissa 

situationer är fortsatt sexualiserad. Byrne skriver att vissa kvinnor gick så långt som att dricka 

vinäger och snöra sig mycket hårt för att efterlikna det tuberkulösa skönhetsidealet.166 Detta 

påstående är utan fotnot, så huruvida det stämmer eller inte är svårt att avgöra. Den samtida 

uppfattningen om TBC som en predestinerad sjukdom, en ”external manifestation” skulle 

kunna innebära en självkontroll, eller snarare ett accepterande av den egna kroppen förfall. Man 

måste självklart medge att sjukdom inte väljs av individen, för vem vill egentligen vara sjuk? 

Men kanske måste man i detta utgå från den samtida uppfattningen och den romantiska bilden 

av TBC där man som individ verkar ha något att vinna på att vara sjuk. Byrne skriver om poeten 

Lord Byron som till en vän ska ha sagt ”I should like, I think, to die of a consumption” och ”the 

women would all say ’See that poor Byron – how interesting he looks in dying’.”167 

Det är lätt att tänka att denna bild av tuberkulos endast existerade i Lord Byrons kretsar, 

närmare bestämt en kulturelit med poeter, konstnärer och författare. Sontag skriver dock att ”all 

the evidence indicates that the cult of TB was not simply an invention of romantic poets […] 

but a widespread attitude, and that the person dying (young) of TB really was perceived as a 

romantic personality”.168 Sontag menar att det individualiserande stråket i sjukdomen kan 
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kopplas till den nya moderna, världens uppfattning om individualism.169 Man får anta att Sontag 

här menar en liberal politisk våg.  

Tuberkulos blir därmed inte bara ett skönhetsideal eller ett motivval inom konst och poesi, 

utan får även förstås som ett ideal i den reella världen; ett varande. Sjukdomen blir ett rollspel, 

ett verktyg för en individ att skapa sitt jag. Utifrån Sontag, Byrne och Hirsh får man förstå 

rollen som sjuk, själva sjukdomens estetik, som något lockande. Den som verkar sjuk är åtrådd 

och eftertraktad, intressant och spännande. Sjukdomen blir en maskerad, ett skådespel, ett 

rollspel; en performativ handling.  

Men om kroppen de facto är sjuk, vad händer då med detta rollspel? Individen har inte längre 

valet att verka sjuk, och därmed faller även självkontrollen bort. Utträdandet ur en kontrollerad 

kropp kommer – om sjukdomen är allvarlig – att ske huruvida individen vill det eller inte. Med 

en frisk kropp blir det dock annorlunda, TBC lockar med sin estetik. Sjukdomen blir ett 

skådespel för den som kan ta och behålla kontroll över sin kropp och balansera den mellan 

polerna frisk och sjuk.  

 

Sjukdom och passivitet 
Enligt Hirsh och Sontags tankar borde de individer som avbildats i de målningar som tas upp i 

denna uppsats vara sexuella objekt. Det behöver inte vara fallet, eller snarare, det behöver inte 

vara den enda rollen de har möjlighet att ikläda sig. Individerna i Bergh, Bonnier, Magnusson, 

Nyströms och Paulis målningar som lästs som de sjuka eller tillfrisknande är främst kvinnor, 

men de är inte enbart unga kvinnor, och barnet i Paulis målning kan inte könsbestämmas. Det 

finns egentligen bara ett fåtal kandidater som enkelt kan infogas i Hirsh och Sontags teorier; 

Magdalena av Eva Bonnier, Flickan och Döden samt Konvalescent av Richard Bergh.  

Konvalescenten av Jenny Nyström samt den sjuka individen i Georg Paulis målning Vid 

sjukbädden är barn och det är inte denna uppsats syfte att diskutera huruvida de kan ses på med 

en sexuell blick. I denna uppsats utgår uppsatsförfattaren från idéen att dessa barn i Nyströms 

och Paulis målningar istället tillhör en kategori där de sjuka individerna ses som ”för goda” och 

”för rena” för att leva. Med andra ord, de blir upphöjda till änglagestalter.  

Vad gäller kvinnan i Magnussons målning Konvalescent kan hon å andra sidan också infogas 

i kategorin för de sjuka kvinnor som fortfarande är möjliga att åtrå. Denna kvinna läses dock 

som litet äldre, vilket gör att hon inte är lika lätta att infoga i denna kategori enligt en normstyrd 

bild av vem som bör åtrås. Fixeringen vid ungdom som den främsta lockelsen vad gäller en 
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sexualiserande blick gör Magnussons Konvalescent svårare att ses som helt naturlig i denna 

kategori. Men det är viktigt att poängtera att det inte är omöjligt på något sätt att även läsa detta 

porträtt som uttryck för en sexualiserande blick på en sjuk kvinna.  

Kvinnan i Magdalena, flickan i Flickan och Döden samt kvinnan i Konvalescent av Bergh 

är däremot möjliga att läsa utifrån Hirsh och Sontags tankar om en (kvinnlig) individ som är 

alltför skör, nästan ömtålig, och som av sjukdomen fått ett blekt och utmärglat utseende. Likaså 

kvinnan i Berghs Konvalescent där hon sitter blek och passiv i stolen. Vidare är flickan i Flickan 

och Dödens hela uppenbarelse nästan en idé om ungdom och oskuldsfullhet; den vita 

klänningen och den smala figuren. Dessa tre kvinnor är möjliga för en betraktare att läsa inte 

bara som sjuka, utan som vackra och möjliga att åtrå.  

Vad gäller de resterande avbildade individerna förkroppsligar de istället den andra sidan av 

myntet, nämligen den änglalika, passiva rollen som Sontag tar upp.170 Hit räknas kanske främst 

de barn som avbildats i målningarna Konvalescenten av Nyström och barnet i Vid sjukbädden 

av Pauli. De tar rollen av den som är ”för god” för denna jord, som genom sin sjukdom blir till, 

inte ett objekt för en sexuellt laddad blick, utan för en spirituell, kanske även religiös, beundran. 

Detta diskuteras vidare i ett senare avsnitt. 

Den kvinna som läses som äldre i Konvalescent av Magnusson är svårare att placera i denna 

dikotomi av bilder av sjuka. Kanske bör det lämnas till betraktaren hur man vill läsa kvinnan 

och därmed placera henne? Men eftersom kvinnan i Magnussons målning (vilket har slagits 

fast av tidigare denotativ och konnotativ analys) läses som mer frisk än sjuk, kanske hon inte 

går att placera i någon av dessa två roller. De andra kvinnorna kan röra sig mellan båda rollerna 

genom sin passivitet. Det vill säga, de kan läsas som både passiva i bemärkelsen att de blir 

möjliga att läsas som sexuella objekt, men även som passiva, änglalika gestalter som är för goda 

för denna värld.  

Kvinnan i Magnussons målning är mer aktiv eftersom hon läser och troligen kan sätta sig 

upp och ordna kuddarna själv. Kanske blir hon därför undantaget som bekräftar regeln, och det 

är i detta fall helt upp till betraktaren i vilken roll hen vill placera henne. Är hon fortfarande 

”tillräckligt” passiv för att kunna vara en idealbild för ett kvinnligt skönhetsideal, eller en 

änglalik gestalt? Kanske är hon ingetdera, dels genom sättet hon är avbildad (den aktiva posen), 

dels på grund av tillkomståret: 1933. Denna kvinna behöver inte nödvändigtvis vara en del av 

samma tradition som de andra målningarna tillhör. Det är fortfarande ett konvalescentporträtt, 

eller ett sjukdomsporträtt, och kan räknas till den kategorin av måleri. Men till sitt uttryck i hur 

kvinnan framställts är den annorlunda. De olika tecken som vi sett genomgående finns 
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fortfarande kvar: kudden, boken, sängen, inomhusmiljön, det rufsiga håret, det bleka ansiktet. 

Men det som gör henne möjlig att helt och hållet räkna henne till bildtraditionen de andra 

målningarna kan sägas tillhöra lyser med sin frånvaro, nämligen passiviteten. Hon är en aktiv 

individ som i stort sett verkar vara kapabel till att ta hand om sig själv, kanske behövde hon 

hjälp innan, men i det skick hon befinner sig i då vi möter henne i målningen har den kritiska 

fasen lämnats bakom henne.  

Kvinnan i Magnussons målning Konvalescent kanske därmed är ett prov på en ny 

bildtradition vad gäller konvalescent- och sjukdomsporträtt. Ett porträtt där den avbildade är i 

stånd att vara mer än sjuk, mer än ett tomt ideal och en enda roll där hennes två valmöjligheter 

är att antingen vara en ängel, upphöjd och beundrad, eller ett passivt objekt att sexualisera och 

åtrå. 

 

Upphöjd och änglalik 
I Illness at Metaphor skriver Sontag att som alla bra metaforer tillåter tuberkulos två 

motstridigheter; den sexualiserande och den upphöjande. Sontag beskriver det som att man 

upplevde att någon var för ”god” för att sexualiseras, ”assertion of an angelic psychology” 

kallar hon det.171  

I Nyströms Konvalescenten och Paulis Vid sjukbädden möter betraktaren individer som 

kodas som barn, och som i sin tur står i kontrast till de andra individer som syns i målningarna. 

Vad gäller Nyströms målning har den diskuterats i relation till forskaren Mette Bøgh Jensens 

tankar om att flickan lider av, vad hon kallar, en modifierad hysteri.  

Kan man applicera Sontags tankar om den som är för god för denna värld på dessa två 

målningar? Är målningarna ett uttryck för en ”angelic psychology”, eller som kanske hellre bör 

kallas en änglalik visuell kod i detta sammanhang?  

På sätt och vis är de nog det. Nyströms målning är, huruvida det är en modifierad hysteri 

eller en annan sjukdom som avbildats, en målning av en flicka som inte ser ut att ha långt kvar. 

Den friska flickan bredvid henne är troligtvis en väninna som kommit för att hälsa på, och en 

jämförelse mellan flickorna ger upphov i en intressant dikotomi. Vem är egentligen den 

änglalika gestalten i denna målning? Är det den sjuka flickan som snart kommer att dö? Som 

tidigare tagits upp skriver Sharon Hirsh i ”Codes of Consumption: Tuberculosis and Body 

Image at the Fin-de-siècle”, om den visuella kod som finns i dessa målningar. Den drömmande 

blicken, ett drag av längtan i ett blekt ansiktet. 172 Och kanske främst aktuellt i detta fall med 
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Nyströms målning: konstruktionen av ett sentimentalt narrativ som tillåter individen att dö en 

moralisk, vacker död.173 

Nyckelordet här blir ”vacker”. Är det en vacker död som står att finna i Nyströms målning 

Konvalescenten? Med Jensens reflektioner som utgångspunkt får man kanske medge att flickan 

inte ser ut att vara bortom fysiskt lidande, snarare tvärtom. Man skulle därmed kunna utgå från 

att den sjuka flickan inte kommer glida bort långsamt från jordelivet. Det liknar mer en ryckig 

kamp mot döden. Är hon ändå änglalik? Hennes kläder skulle kunna motivera för att hon är 

det. Den vita klädedräkten ser ren och bländande ut. Men räcker det? 

Den friska flickan bär å andra sidan ett närmast helgonlikt leende där hon står med armen 

lutad mot fåtöljen och handen lätt krökt över dess rygg. Är det den friska flickan som ter sig 

mest änglalik i denna målning? 

Vid närmare studie av målningen kan man inte undgå att dra paralleller mellan just kristen 

konnoterad konst och Nyströms verk. Den sjuka flickans mörka, glänsande ögon och hennes 

uppenbara lidande liknar närmast målningar av en lidande Jesusgestalt. En samlad analys av 

den friska flickans helgonliknande leende, och den tysta kunskap som målningen förmedlar om 

att den sjuka flickan troligen snart kommer att dö, för tankarna tillbaka till Sontags ord. Den 

änglalika gestalten är ”för god”, är upphöjd. Sontag skriver: “Above it all, it was a way of 

affirming the value of being more conscious, more complex, psychologically.”174  

Målningen blir till en komplex bild av sjukdom genom detta. Två flickor och därmed två 

sidor av vad den änglalika visuella koden kan innebära. Den är på samma gång upphöjd över 

jordelivet, och samtidigt djupt rotad i det genom det lidande som så tydligt syns i den sjuka 

flickan. Detta att ha en kropp att vara konstant medveten om; dess dimensioner, dess krämpor 

och uttryck. Att tala om en ambivalent änglalik visuell kod är kanske på sin plats när det gäller 

Nyströms målning. Eller för att låna Jensens begrepp; en modifierad änglalik visuell kod. 

I Georg Paulis målning Vid sjukbädden är den änglalika visuella koden mer lik den som 

Sontag presenterar. Den har tidigare diskuterats som en bild av inte bara sjukdom som fenomen, 

utan även fenomenet sorg. Man kan visserligen inte helt applicera Hirshs visuella kod på 

målningen: barnet är höljt i mörker och går inte att se där hen ligger till sängs. Vidare är även 

moderns sorg uppenbar vilket i sin tur inte tillåter en enkelspårig idé om att det vi ser är en 

”moralisk, vacker död”.  
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Men det vi faktiskt ser är snarare utgången ur ett liv som fått ett alltför tidigt slut. På sätt och 

vis får även Paulis målning religiösa konnotationer. Den liknar närmast en pietà med den 

sörjande modern vid sidan av sängen.  

I Edvard Munchs målning Det syke barn från 1885 (fig. 10) finns, precis som i Paulis 

målning, två gestalter: ett sjukt barn och en sittande, sörjande kvinna. Barnet sitter i vad som 

ser ut som en stol med en stor vit kudde bakom huvudet, hon är avbildad i profil med ansiktet 

och blicken riktad åt höger. Hon har sitt röda hår utsläppt och är iklädd en mörkt grön 

klädedräkt. Över benen har hon en filt och över filten ligger hennes högra hand, den vänstra 

handen hålls i ett grepp i den andra kvinnans händer som sitter till höger om flickan. Kvinnans 

huvud är nedböjt som i bön och vi ser inte hennes ansikte. Kvinnans hår är uppsatt i en knut i 

nacken och hon bär en mörk, nästan svart klädedräkt.  

Koloriten i målningen innehåller många kontraster: den vita kudden och flickans bleka hy 

kontrasteras mot de mörka klädedräkterna och bakgrundens mörka färgton.  

I målningen syns även en byrå till vänster där det står en flaska, samt vad som ser ut som ett 

glas på troligtvis ett bord längst ner till höger i målningen. Längst till höger i målningen syns 

även ett färgfält i mörkt grönt och brunt som sträcker sig över hela dukens längd. Vad detta är 

menat att avbilda är svårt att se. 

Det är dock tydligt vilken känsla som gestaltas och iscensätts genom de båda gestalternas 

kroppsspråk: sorg. Kvinnans nedböjda huvud och troligen krampaktiga grepp om flickans ena 

hand. Hennes kroppsspråk står samtidigt i kontrast till flickans nästan lugna uttryck. Om barnet 

i Paulis målning varit möjlig att se, hur hade det liknat, eller skiljt sig från Munchs målning? 

I fråga om de två kvinnorna som syns i Munchs och Paulis målningar får man medge att de 

ger uttryck för samma typ av känsla, nämligen en oro och en stor sorg. Likt kvinnan i Munchs 

målning sitter kvinnan i Paulis Vid sjukbädden bredvid det sjuka barnet, vakande och alltid till 

hands om barnet skulle behöva något, eller för att vara med då det som inte får ske till slut 

inträffar.  

Till skillnad från Nyströms målning ligger det ett sällsamt lugn över Munch och Paulis 

målningar. Den sorg som här avbildas verkar vara accepterad, kanske är det en sorg där de 

närstående nu förstått att det inte längre finns något att göra. Kanske kan man kalla det en 

sublim sorg för att än mer ta upp de religiösa konnotationerna som finns i målningarna.  

Den ryckiga kamp som fortfarande finns i den sjuka flickan i Nyströms målning lyser med 

sin frånvaro i både Munch och Paulis målningar. I dessa två målningar finns även en fysisk 

kontakt mellan de två individerna, det finns inte i Nyströms målning. Som sagt har den friska 

flickan sträckt ut en arm över fåtöljen, men hon rör inte vid flickan. Istället har hon kommit 
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med en gåva: en bukett blommor. Gåvan styrker tanken om att den friska flickan troligtvis inte 

är en familjemedlem, men vidare gör det något med energin i målningen.  

Att hålla någons hand är en handling som är starkt konnoterad. Man håller hand med någon 

för en rad olika anledningar, någon man har ett romantiskt förhållande med när man är ute och 

går, och en förälder håller sitt barn i handen utomhus för att barnet inte ska springa iväg. Men 

det är också en typ av fysisk kontakt som är en tröstande gest.  

Vem är det som tröstar och blir tröstad i dessa målningar? Man kan hävda att det går åt båda 

håll. Modern tröstar både barnet och sig själv genom att hålla i barnets hand. Den fysiska 

kontakten blir en handling för att fortsätta försäkra sig om att handen är varm, att personen 

fortfarande är vid liv. Barnet å andra sidan kanske inte tröstar sig själv, där är nog den fysiska 

kontakten mer riktad åt modern. Genom att tillåta att själv bli tröstad, tröstar barnet modern.  

Den ambivalenta eller modifierade änglalika visuella koden som kan sägas finnas i Nyströms 

målning, är här mer renodlad. Dessa barn är som sagt inte fångade i en kamp, snarare verkar 

det som att kampen redan är förlorad.  

I kontrast till Munch, Pauli och Nyströms målningar finns Helene Schjerfbecks målning En 

konvalescent från 1888 (fig. 11). I denna målning sitter ett litet barn i en korgstol, bakom sig 

har barnet en stor vid kudde och kroppen är invirad i en filt. Barnet har lätt rosiga kinder och 

en rufsig frisyr, och sitter iklädd en mörk klädedräkt. Barnet sitter vid ett bord och har armarna 

höjda och håller händerna om en blåvit vas. I vasen står en liten kvist med gröna små blad. På 

bordet ligger även ett par böcker, ett glas, vad som ser ut som kanske en penna och ytterligare 

ett vasliknande föremål. Barnets blick är koncentrerat riktad mot kvisten och ögonen ser klara 

ut. Målningen har ett ljus över sig som verkar komma från flera håll, både från det fönster som 

syns till vänster i bakgrunden samt från höger i målningen. Kanske finns där ännu ett fönster 

eller en annan ljuskälla. 

I denna målning finns till skillnad från de andra tre (Nyström, Pauli och Munchs målningar) 

ett hopp. Nyströms målnings titel borde inge mer hopp än vad den gör, men i fallet med 

Schjerfbeck känns hoppet som peritexten ”konvalescent” inger vara befogat. Betraktaren kan 

tydligt se att detta barn inte är ett lidande sådant. Barnet ser piggt ut, kanske är hen tröttare än 

vanligt men hen är av målningen att döma utom fara vad gäller ett sjukdomstillstånd.  

Är detta barn mer änglalikt än de barn som syns i Nyström, Pauli och Munchs målningar? 

Med tanke på att barnet i Schjerfbecks målning faktiskt inte är döende kan man hävda att hen 

inte är mer änglalik. Den änglalika visuella kod som Sontag presenterar verkar kopplad till de 

tankar som även Hirsh lägger fram. Nämligen tankarna om att upphöjandet av en individ är 

starkt kopplad till det faktum att individen är redo att lämna jordelivet. Om det är på grund av 
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vara ”för god” eller för svag, för komplex eller för viljelös, blir oväsentligt. Grunden till idén 

är trots allt att individen inte är menad för att leva, individen är predestinerad att dö.  

Detta syns inte Schjerfbecks målning, i denna målning finns heller inte den passivitet som 

syns i de målningar som tidigare diskuterats. Precis som Magnussons kvinna i Konvalescent 

möter vi här en individ som utför en aktiv handling.  

Den änglalika visuella koden verkar vara starkt kopplad till passivitet och ett ointresse av 

livet. Man skulle kunna hävda att denna änglalika visuella kod är närvarande i både Nyström, 

Paulis och Munchs målningar. Trots den fysiska kontakten mellan modern och barnet i Pauli 

och Munchs målningar är barnen passiva, och det sublima lugnet som vilar över målningar 

bidrar till denna upplevelse. Nyströms målning innehåller inte detta lugn, men likväl finns den 

änglalika visuella koden i främst kroppsspråket och ansiktet i den friska flickan, och till viss 

del även i den sjuka. Hennes krampaktiga hållning ställs i kontrast med hennes uppåtvända 

blick, och det krampaktiga uttrycket till trots finns där ett stråk av den religiösa konstens 

schema.   

 

Ambivalent sjukdomsperspektiv 
I Margareta Gynnings avhandling Det ambivalenta perspektivet: Eva Bonnier och Hanna 

Hirsch-Pauli i 1880-talets konstliv från 1999, använder Gynning begreppet ”ambivalens” i 

beskrivningen av Hirsch-Pauli och Bonniers målningar och i synnerhet deras porträtt. 175  

Gynning skriver om ett självporträtt av Eva Bonnier och menar att det i porträttet finns en 

ambivalens. Bonnier blickar kritiskt ned på betraktaren och skapar därmed avstånd mellan sig 

själv och betraktaren. Samtidigt har hon iklätt sig, vad Gynning kallar, tidens 

kvinnlighetsattribut. Hon är på samma gång subjekt med sin kritiska blick på betraktaren, 

samtidigt som hon är objekt i sina s.k. ”kvinnliga attribut”.176 Gynning menar att många av 

Bonniers samtids skildringar av kvinnor innehåller en reducerande kvinnobild, och att Bonnier 

i detta porträtt diskuterar sin samtids ”kvinnlighetsproblematik”.177  

Denna uppsats vill argumentera för att det vi ser i dessa sex stycken målningar av Richard 

Bergh, Eva Bonnier, Gustaf Magnusson, Jenny Nyström och Georg Pauli är ett ambivalent 

sjukdomsperspektiv.  

                                                
175 Margareta Gynning, Det ambivalenta perspektivet: Eva Bonnier och Hanna Hirsch-Pauli i 1880-talets 
konstliv, Stockholm, Bonnier, 1999. 
176 Gynning, s. 76-77. 
177 Gynning, s. 76. 
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Gynning menar att den reducerande kvinnobilden i Bonniers samtid handlar om en 

kvinnlighet som blivit maskerad.178 Jag har tidigare i denna uppsats diskuterat sjukdomen 

tuberkulos som en maskerad utifrån tanken om att tuberkulos som en ideal existens även går att 

kontrollera och manipulera. Man får vidare förstå det som att samtidens uppfattning om 

tuberkulos även påverkar en mer allmän förståelse av sjukdom och vad det innebär. Detta ligger 

kanske främst i den tidens användande av ordet ”consumption” som synonym för vad vi idag 

kallar TBC. Consumption beskriver egentligen inte en sjukdom, snarare beskriver det vad man 

uppfattade händer med kroppen då den var sjuk. Det vill säga, det Sontag beskriver som en 

glöd inifrån som bryter ner, konsumerar, kroppen. Sjukdom blir därmed, överlag, 

identitetsskapande.  

Den maskerad som tuberkulos kan innebära kan med hjälp av Gynnings tankar kopplas ihop 

med uttrycket i målningarna av Bergh, Magnusson, Nyström och Pauli. Det behöver inte vara 

en diskussion av den ”kvinnlighetsproblematik” som Gynning säger sig hitta i självporträttet 

av Bonnier, snarare är det skapandet av sig själv som åsyftas i detta fall. Precis så som Bonnier 

i det självporträtt Gynning diskuterar, skapar sig själv med hjälp av attribut som skapar en 

kvinna, vill jag mena att de målningar som diskuterats i denna uppsats skapar en sjuk kvinna 

och bilden av en sjuk kvinna. I slutändan skapar de även bild av en sjukdom. Ambivalensen kan 

därmed sägas existera på två plan i dessa målningar. För det första redan i bildstadiet, det vill 

säga i den faktiska målningen. De olika typer av agens som jag diskuterat tidigare i uppsatsen, 

den subtila samt den stundande agensen, vittnar båda om att det finns något i bilderna som är 

tillbakadraget och stillsamt. Den subtila agensen är försiktig och utan aktivitet. Den stundande 

vittnar endast om möjligheten till aktivitet.  

För det andra är ambivalensen i porträtten tätt sammanflätad med den samtida uppfattningen 

av sjukdomen så som den presenterats ovan: mystiken i att vara sjuk. Därmed återkommer vi 

även till motivet i målningarna. Någon är sjuk och vi vet inte vad som kommer hända. 

Till sist kan man även spekulera i att en ambivalens även finns i första stadiet då vi vill 

kategorisera dessa målningar. I inledningen till denna uppsats togs en kort diskussion upp om 

hur man bör kategorisera dessa målningar. Bör de kallas för genremålningar, genreporträtt? Är 

det konvalescentmotiv eller konvalescentporträtt? Sjukdomsmotiv? Sjukdomsporträtt?  

För det första vet vi att de avbildar en individ som kan sägas befinna sig i ett tillstånd som 

inte är friskhet. För det andra avbildas hen oftast i en intim miljö. För det tredje finns ett 

återkommande schema för tecken och detaljer. Och för det fjärde vittnar deras titlar om en 

medvetenhet hos konstnären. 

                                                
178 Gynning, s. 76. 
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Utifrån dessa fyra punkter skapas en kategori av målningar som avbildar sjukdom eller 

konvalescens. Men varför kalla dem porträtt när de personer som avbildas inte alltid kan sägas 

vara möjliga att identifiera? Jag vill hävda att genom att identifiera dem som bärare av sjukdom 

kan det vara en identifikation som räcker för att kalla dem för sjukdomsporträtt. Den obalans 

och spänning, den ambivalens som målningarna utstrålar sammanfattar människans vilja till att 

förstå sjukdom. Och om dessa målningar är konstens försök till att förstå medicinska fenomen, 

är det inte då rätt att kalla dem för porträtt av sjukdomen? Inte bara för individen som är 

avbildads skull, utan även för att sjukdomen på något sätt är en medverkande part i målningen. 

Personerna är bärare av Sjukdomen; båda två är avbildade.  

Sammanfattningsvis kan man säga att ambivalens tillåter komplexiteten i dessa målningar. 

De är bärare av sjukdom lika mycket som de är porträtt av kvinnor eller barn som är sjuka och 

samtidigt är bilden av sjukdom. Ambivalensen i dessa porträtt har sin kärna i uppfattningen om 

sjukdom som maskerad. Gynnings tes om att Bonnier i sitt självporträtt är både subjekt och 

objekt, och att det är hennes blick som skapar ambivalensen går här att översätta till att sjukdom 

i sin samtid både var avståndstagande och lockande. Till sin natur är sjukdom avståndstagande, 

den innebär timmar av vila och tystnad, men kanske bara en extra person som tar hand om en. 

Men med utgångspunkt i den samtida uppfattningen som diskuterats tidigare i uppsatsen ansågs 

den samtidigt vara ett skönhetsideal med en sexuell underton och lockelse. Med andra ord, 

subjektets val att skapa sig en sjuk identitet blandas med, det kanske egentliga, resultatet av att 

vara sjuk och inte kunna bestämma över sig själv och sin kropp; hur den mår, vad den aktivt 

kan göra.  

 

Diagnos: möjlig eller omöjlig? 
Karin Johannisson skriver i Tecken: Läkaren och konsten att läsa kroppar att läkare under 

1700-talet kan sägas ha använt semiotik för att läsa tecken i en patients kropp för att på så sätt 

skapa sig en förståelse för vad patienten led av.179 Denna metod verkar senare ha skiftat, 

läkarstudenter börjar studera illustrationer och fotografier för att lära sig ställa diagnos.180 Med 

andra ord, semiotikens material förändras från en människokropp till bilder av en 

människokropp. Från ett fysiskt material till ett annat; det verkliga och det avbildade. Tron på 

det avbildade, att det avbildade kan fånga detsamma som det mänskliga ögat kan se i 

verkligheten finns alltså där.  

                                                
179 Johannisson, Tecknen: läkaren och konsten att läsa kroppar, s. 26-27. 
180 Johannisson, Tecknen: läkaren och konsten att läsa kroppar, s. 55. 
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Man skulle kunna fortsätta diskutera huruvida det egentligen är fullt möjligt att utifrån ett 

fotografi ställa en korrekt medicinsk diagnos, kanske låter det dumdristigt. Jag vill dock flika 

in att läkaryrket in i våra dagar dock gör samma sak: röntgenbilder och kirurgiska ingrepp med 

hjälp av kameror. I dessa fall har läkaren fortsatt förtroende för bild som återspegling av 

verkligheten i kombination med kunskap om en patients symtom. Denna uppsats är på intet sätt 

strikt medicinsk, men det finns en poäng i att spekulera i denna fråga eftersom det 

uppenbarligen finns tecken för sjukdom i målningarna. Symtom blir tecken för sjukdom, och 

med symtomen för tuberkulos i bakhuvudet blir de tecken för tuberkulos. Med den diagnostiska 

blicken vill jag hävda att dessa tecken går att se i målningarna.  

I den samlade analysen av Eva Bonniers målning Magdalena kan man med hjälp av epitext 

i form av privata brev från konstnären hem till familjen fastställa att den avbildade kvinnan, 

Antoinette, led av bronkit.181 Bronkit kallas även luftrörskatarr och är, precis som 

lungtuberkulos, en sjukdom som angriper lungorna. Dess främsta symtom är hosta, torr eller 

slemmig, och vidare även feber och trötthet eller värk i kroppen.182  

Med hjälp av epitexten kring porträttet är det därför fullt möjligt att diagnosticera exakt vad 

kvinnan som är avbildad lider av. Vad som dock där är viktigt att poängtera är att det inte är 

målningen i sig som gör denna diagnos möjlig; det är epitexten och den information som kan 

finnas där. Om epitexten inte innehållit denna information, hade man fortfarande kunnat 

diagnosticera kvinnan i Magdalena? Jag vill hävda att det går, men med brasklappen att det 

som sagt inte är en fullvärdigt medicinsk diagnos; det är en diagnos byggd på konstvetenskaplig 

analys där de tecken som fastslagits som karaktäristiska för sjukdomen (TB) kan skönjas. 

Baserat på de tecken som finns i Magdalena vill jag argumentera för att det är möjligt att 

diagnosticera henne som lungsjuk, som tuberkulospatient. Symtomen finns där: ansiktet är 

blekt; kroppens positionering skvallrar om en trötthet i kroppen, kanske som ett resultat av feber 

eller värk; blicken är ofokuserad vilket även det ger aningar om feber och trötthet.  

Jenny Nyströms målning Konvalescenten har även den fått en diagnos i denna uppsats.  I 

Mette Bøgh Jensens tidningsartikel ”Hysteriets Anatomi. En diagnose af Jenny Nyströms 

Konvalescenten” publicerad i Konsthistorisk tidskrift (2019) argumenterar Jensen för att det vi 

ser i denna målning är en modifierad form av hysteri.183 Målningen innehåller en rad tecken 

som talar för denna analys: flickans krampaktiga kroppshållning där händerna ser ut att vilja 

                                                
181 Margareta Gynning, Pariserbref: konstnären Eva Bonniers brev 1883-1889, Stockholm, Klara förl., 1999. 
Brev från 20 april, 1887, s. 218. 
182 "Luftrörskatarr", på 1177.se, <https://www.1177.se/Stockholm/sjukdomar--besvar/lungor-och-
luftvagar/inflammation-och-infektion-ilungor-och-luftror/luftrorskatarr/> [hämtad 25 november 2020]. 
183 Mette Bøgh Jensen, "Hysteriets Anatomi. En diagnose af Jenny Nyströms Konvalescenten", i Konsthistorisk 
tidskrift/Journal of Art History, vol. 88, 2019, 59–79. 
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sluta sig, halsen som är blottad och spänd, ansiktets vridning uppåt. Man skulle samtidigt kunna 

hävda att symtomen talar för tuberkulos, blekheten och tröttheten finns där. Men Jensens analys 

är mer underbyggd eftersom den fokuserar på fler tecken som stämmer överens med annan typ 

av bilddokumentation av hysteri som diagnos.  

I Richard Berghs porträtt Konvalescent och målningen Flickan och Döden har epitext 

fastställt att den avbildade är Berghs sedermera avlidna hustru, Helena Bergh, som avbildas. I 

epitext som talar om hustrun går det att läsa att hon dog av antingen TBC eller cancer. I de två 

målningar som här studeras är det kanske främst i Konvalescent som tecken som talar för TBC 

syns. Kvinnan som avbildas i denna målning sitter vänd mot betraktaren och visar upp ett blekt 

ansikte. Även i denna målning är det kroppshållningen som främst talar för en trötthet som 

skulle kunna vara ett symtom för tuberkulos.  

Flickan och Döden avbildar, som diskuterats tidigare i avsnittet om den konnotativa 

analysen, ett sjukdomsförlopp snarare än en sjukdom i sig. Men ett par detaljer gör ändå att det 

går att argumentera för att det är tuberkulos, eller snarare en ambivalent eller modifierad form 

för att låna både Gynning och Jensens begrepp. Den asteniska kroppen som Karin Johannisson 

talar om i Tecknen: Läkaren och konsten att läsa kroppar är en orkeslös, tunn kropp med ett 

ungt utseende, bräckligt skelett och en förfining.184 Utifrån Johannissons beskrivning av den 

asteniska kroppen får man alltså förstå det som att det som man senare under 1900-talet 

förknippade med denna kropp, tidigare var hur man beskrivit och förstått den tuberkulösa 

kroppen. 

I Flickan och Döden vill jag mena att det flickans kropp i sig blir ett tecken och vidare även 

ett symtom på att det vi ser i denna målning är en tuberkulös (eller astenisk) kropp. Men det är 

här viktigt att än en gång påpeka att det inte är tuberkulos som medicinsk diagnos som ställs, 

snarare vill jag hävda att denna målning är ett kulturellt uttryck för sjukdomen tuberkulos.  

Gustaf Magnussons Konvalescent samt Georg Paulis Vid sjukbädden är svårare att läsa som 

uttryck för just tuberkulos, snarare är de uttryck för sjukdom som fenomen i en rent bildlig och 

kulturell mening. Båda dessa målningar innehåller tidigare diskuterade tecken som talar först 

och främst för närvaron av sjukdom. Magnussons Konvalescent är uppenbart på väg att 

tillfriskna, men dess titel kombinerat med ett par tecken i målningen (kvinnans relativa blekhet, 

den stora kudden, inomhusmiljön, kroppshållningen) talar ändå för att hon tidigare varit sjuk.  

Paulis målning innehåller i sin tur tecken som tillsammans med titeln låter oss läsa den som 

ett uttryck för sorgen i att förlora en familjemedlem, och tack vare titeln förstår vi att 

anledningen till den stundande sorgen är sjukdom.  

                                                
184 Johannisson, Tecknen, s. 220. 
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Magnussons kvinna i Konvalescent skulle kunna läsas som en tuberkulospatient som är på 

väg att tillfriskna; tröttheten och blekheten syns fortfarande där. I Georg Paulis Vid sjukbädden 

är det svårare att hitta liknande tecken eftersom den sjuke ligger nerbäddad i sängen och därför 

inte är synlig för betraktaren. Här blir alltså en konstvetenskaplig analys som grund för diagnos 

inte möjlig eftersom den sjuke inte går att analysera. 

Sammanfattningsvis vill jag hävda att det trots allt går att diagnosticera dessa målningar; 

bara inte ur ett rent medicinskt perspektiv. Att kalla dessa porträtt, dessa sjukdomsporträtt, för 

kulturella uttryck för sjukdomen och därmed även diagnosen tuberkulos innebär att de tillåts 

vara målningar i första hand.  

I introduktionsavsnittet för tuberkulos togs Thomas M. Daniels kapitel ”The history of 

tuberculosis: Past, present, and challenges for the future” i boken Tuberculosis: A 

Comprehensive Clinical Reference (red. Schaaf och Zumla) upp.185 I detta kapitel skriver 

Daniel att det i 1700- och 1800-talets Europa och Nordamerika uppstod en ”epidemic wave of 

TB”.186 Katherine Byrne resonerar i Tuberculosis and the Victorian Literary Imagination om 

TBC som en av de stora folksjukdomarna under 1800-talet, och hur tuberkulos kom att starkt 

prägla det kollektiva medvetandet och tidens litteratur och kultur. Byrne tar bland annat upp 

Sontags definiering av TBC som en individualiserande sjukdom och menar att om TBC drabbar 

utvalda individer så måste det betyda att de är annorlunda.187 Till skillnad från andra 

febersjukdomar som drabbar större grupper blir TBC betraktad som något som är just 

individanpassat. Vidare är TBC symtomrikt och kan drabba flera delar av kroppen, samtidigt 

som det även under 1800-talet fortfarande var oklart vad orsaken till sjukdomen var. Sjukdomen 

är under denna tid mystifierad, den har en som Byrne skriver ”symbolisk potential”.188 

Mystiken och den symboliska potentialen gör därmed TBC till ett ämne som behöver hanteras. 

Av vem? Och med vilka medel? Byrnes svar på de frågorna är kulturen, konsten och 

litteraturen. 

Tuberkulos får därmed förstås som ett ämne som det samtida kollektivet behövde hantera, 

en av dessa vägar är just kulturen och konsten. Med den diagnostiska blicken på porträtten får 

tecken en dubbel roll som tecken i en bildsemiotisk mening, men även som symtom. I detta fall 

symtom för tuberkulos. Målningarna går därmed att läsa en uppgörelse och uttryck för 

sjukdomen TBC som fenomen i samhället. Precis som kroppen är bärare av sjukdom, blir dessa 

                                                
185 Thomas M. Daniel, "The history of tuberculosis: Past, present, and challenges for the future" i Tuberculosis: 
A Comprehensive Clinical Reference, H. Simon Schaaf & Alimuddin Zumla (red.), Edinburgh, 
Saunders/Elsevier, 2009, s. 1. 
186 Daniel, s. 2. 
187 Byrne, s. 2-3. 
188 Byrne, s. 3. 
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porträtt sjukdomsporträtt; de bär på tuberkulos. Men inte som en strikt medicinsk sjukdom, 

snarare bär de på resultaten av hur deras samtid hanterade tuberkulos; genom att undersöka den 

och ge uttryck för den i konsten. Målningarna i denna uppsats blir bärare av tuberkulos ur ett 

konsthistoriskt perspektiv, som uttryck för fenomenet ”epidemic wave” och sjukdomens 

patienter och offer.  

 

Ritual och minne 
Kontroll över den sjuka behöver inte enbart omfatta en kontroll genom en sexualiserande blick. 

Bilderna av de sjuka patienterna kan även ses som performativa handlingar där konsten tillåts 

ta makt över något som annars ligger utanför människans kontroll; sjukdom och död. Sander L. 

Gilman skriver i Disease and Representation om hur bilden av den sjuka blir bilden av 

sjukdomen personifierad, eller antropomorfiserad.189 Gilman beskriver det som att konstformer 

möjliggör kontroll över verkligheten. Det är enligt Gilman inom den specifika estetiska 

traditionen för sjukdomsbilder som vi kan projicera känslan av att förlora någon.190 

Avbildningarna kan därmed läsas som ett försök till att ta kontroll över ett narrativ, med andra 

ord är de performativa redan i sin existens. Deras uttryck, alltså hur de ser ut, blir till en visuell 

performativitet vari tecken verkar.  

Inom traditionen konst verkar de som personifikationer för sjukdom. Det är min mening att 

det är detta som kan sägas vara tavlornas syfte; att erbjuda kontroll över verkligheten genom 

att avbilda sjukdom och det som Gilman beskriver som ”our sense of eventual (indeed, 

inevitable) loss”.191 Det kan närmast ses som en rituell handling att förkroppsliga och föreviga 

sjukdomen och bilden av den sjuka. I dessa målningar, i alla bilder av sjuka, trängs dessa två 

spår. Att vilja föreviga individen, såsom hen är och ser ut, och samtidigt avbilda det som dödar. 

Den visuella performativiteten fångar upp målningens uttryck, själva avbildningen av den sjuka 

med dess tecken, ett hur, medan den inneboende performativiteten (det vill säga den 

performativitet som uppkommer bara genom deras existens) är dess att. Hur något existerar, 

och att det existerar. Att vilja kontrollera detta narrativ av sjukdom, eller snarare ett narrativ 

över en människas liv och död blir rituellt eftersom, som Gilman skriver, det även är ett sätt att 

bearbeta det som står utanför vår kontroll. Vissa sjukdomar rår vi inte på rent medicinskt, men 

kanske kan bildkonsten kontrollera dem genom att ritualisera dem, kapsla in dem.  

                                                
189 Gilman, s. 2. 
190 Gilman, s. 2. 
191 Gilman, s. 2. 
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Att avbilda för att minnas är ännu ett sätt att bearbeta och även i längden att förstå. Det är 

inte meningen att upphöja dessa målningar till medicinska bilder av sjukdom eftersom de till 

syvende och sist är konstverk, alltså inte skapade med avsikten att avbilda sjukdom så att den 

kan fastställas med en diagnos. Jag vill argumentera för att målningarna i denna studie kan 

diagnosticeras som bärare av tuberkulos ur ett konsthistoriskt och kulturellt perspektiv. 

Samtidigt är det inte nödvändigt att diagnosticera dem eller fastställa vilken sjukdom som 

avbildas. Poängen är snarare att sjukdom, en odefinierbar sådan, är närvarande som ytterligare 

ett subjekt. Den odefinierbara sjukdomen är lika skrämmande som den fastställda, och gör inte 

målningarna mindre performativa eller mindre rituella. Det är snarare så att det är detta som gör 

dem till just bildkonst och inte till medicinska bilder. En medicinsk bild är just medicinsk 

eftersom dess syfte är att med hjälpmedel såsom till exempel kameran fastställa sjukdomens 

uttryck. I de tavlor som tagits upp i uppsatsen blir det dock tydligare att det är en individs 

sjukdomstillstånd som står i fokus. Sjukdomen, vilken den än nu må vara, är närvarande men 

tar inte överhanden. Det är förloppet av sjukdomen som är det viktiga att fånga, förloppet blir 

narrativ, blir minne och hågkomst.  

Att avbilda döda är vidare något som inte är främmande inom bildkonsten. I artikeln ”An 

historical analysis of the role of paintings and photographs in comforting bereaved parents” 

publicerad i tidningen Midwifery undersöker författarna Rosemary Mander och Rosalind K. 

Marshall ett antal målningar från 1500- och 1600-talet.192 Bland verken som artikeln diskuterar 

finns målningar av både döda spädbarn som förs upp till himlen av änglar, en målning som 

visar tre barn som Katarina av Medici förlorade, samt olika typer av familjeporträtt där de döda 

barnen inkorporerats.193  

Mander och Marshall resonerar kring målningarnas terapeutiska syfte i att trösta föräldrar 

som förlorat ett barn. Bland annat tar de upp att det inte finns några tecken på att sorg hos 

föräldrar skulle sett annorlunda ut från nu, och att målningarna på sätt och vis representerar den 

publika aspekten av föräldrarnas sorg. Mander och Marshall formulerar det som ett ”mourning 

behaviour”.194 Sorg är tätt sammankopplat med förmågan att minnas genom att föreviga och 

det är alltså tal om samma typ av kontroll över den redan döda, som den sjuka som Gilman 

skriver om.  

                                                
192 Rosemary Mander och Rosalind K. Marshall, "An historical analysis of the role of paintings and photographs 
in comforting bereaved parents", i Midwifery, vol. 19, 2003, 230–242. 
193 Mander and Marshall, "An historical analysis of the role of paintings and photographs in comforting bereaved 
parents", i Midwifery, s. 233-236, 238. 
194 Mander and Marshall, "An historical analysis of the role of paintings and photographs in comforting bereaved 
parents", i Midwifery, s. 239. 
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Ett antal av de målningar som tagits upp i denna uppsats är lätta att infoga i denna kategori, 

och därmed läsas som närmast rituella. Eller i alla fall som ett försök till hågkomst och i vissa 

fall ett försök till att fånga ett sjukdomsnarrativ och sjukdomsförlopp. Främst är det Richard 

Berghs målningar Konvalescent och Flickan och Döden som går att läsa som detta eftersom det 

genom uppgifter från utställningskataloger blivit tydligt att det är Berghs första fru som stått 

modell för de båda målningarna.  

Är dessa två verk försök till att fånga hustrun i hennes sjukdomsförlopp? Att så att säga 

fånga henne i ett narrativ, för evigt fortfarande levande, men brottandes med en sjukdom? Idag 

skulle man kunna hävda att det är mycket vanligare att dela med sig av, och privat vilja se, 

bilder av en död person när hen fortfarande levde och mådde som allra bäst. Det vill säga, till 

exempel fotografier eller videoklipp av den döde när hen ler eller medverkar i en aktivitet.   

Det sentimentala draget som kan skönjas i målningarna när man fått veta vem och kanske 

även varför hon är avbildad, blir onekligen tydligt. Genom avbildandet fångas hon också i ett 

evigt narrativ. Oavsett om man anser att en diagnos är anti-narrativ till sin natur, är det 

fortfarande en tavla som vid god behandling förhoppningsvis kommer fortsätta se ungefär 

likadan ut en lång tid framöver. Detta medför att Helena Bergh är förevigad, fångad i hur hon 

här framställs. Narrativet i bilderna är på samma gång öppet och stängt: rent faktamässigt vet 

vi vad som hände, Helena gick bort och narrativet för hennes liv är slut. Men rent konstnärligt 

är narrativet öppet: hon står där hon står, hon sitter där hon sitter. Hon är på samma gång en 

målad gestalt och ett minne av den person hon en gång var.  

Samma typ av sentimentalitet syns i Vid sjukbädden av Georg Pauli som diskuterats i ett 

tidigare avsnitt utifrån en änglalik visuell kod. Man kan vidare hävda att denna målning är ett 

uttryck för samma typ av sentimentalitet och vilja att föreviga. Det har under arbetet med denna 

uppsats inte varit möjligt att hitta information om vilka de personerna som avbildas i Paulis 

målning är. På detta sätt blir därmed Berghs två målningar mer naturliga i en diskussion om 

minne och hågkomst eftersom Berghs fru är möjlig att identifiera. I Paulis målning blir dock 

den fysiska kontakten och det sublima lugnet som känns av i målningen en påminnelse om att 

detta på många sätt inte var (och är) en främmande syn. Att förlora ett barn är både en rädsla 

och en verklighet, något som överskrider tid. Därmed blir även Paulis målning, de 

oidentifierade individerna till trots, till en målning som verkar som ritual och som minne. Vid 

sjukbädden blir till ett anonymiserat minne, en målning som delvis tack vare de icke-synliga 

ansiktena på individerna blir möjliga att placera sig själv i.  
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Sammanfattning 
 

Uppsatsen har haft syftet att undersöka hur sjukdom iscensätts i ett antal svenska konvalescent- 

och sjukdomsporträtt. Uppsatsen har vidare ämnat diskutera hur de avbildade individerna 

gestaltas i samma målningar. Differentieringen mellan iscensatt och gestalta har gjorts för att 

kunna skilja på sjukdomen och individen och därmed tillåta en separat studie innan en analys 

av helheten genomfördes. Studien har utgått från sex stycken svenska målningar: Richard 

Berghs Konvalescent (1886) och Flickan och Döden (1888), Eva Bonniers Magdalena (1887), 

Gustaf Magnussons Konvalescent (1933), Jenny Nyströms Konvalescenten (1884), och Georg 

Paulis Vid sjukbädden (1885). 

Frågeställningarna som använts har varit följande: Hur iscensätts sjukdom i målningarna, 

med vilka estetiska val och med vilka element (tecken)? Hur gestaltas de avbildade 

individerna? Speglar porträtten en samtida förståelse av sjukdom? På vilka sätt? Vilka syften 

kan målningarna sägas tjäna? Och till sist, är de avbildade individerna möjliga att 

diagnosticera?  

Målningarna analyserades med hjälp av en bildsemiotisk metod på en denotativ och 

konnotativ nivå, med performativitetsteori som övergripande teoretiskt ramverk. I analysen har 

begreppet ”tecken” använts för att lokalisera element i målningarna som bärare av betydelse, 

men framförallt för att möta syftet; med vilka element iscensätts sjukdom i dessa målningar. 

Med anledning av valet av semiotik blev det även viktigt att diskutera de textelement som står 

i anslutning till målningarna, främst verkstitlar, varför Gérard Genettes begreppsapparat 

paratext, peritext och epitext har använts. Till sist blev även målningarna även studerade i 

verkligheten med hjälp av Margareta Rossholm Lagerlöfs metod för inlevelse, där det seende 

och tolkande subjektet tas i beaktande.  

Uppsatsen har vidare behövt reda ut symtom och ge en bakgrund till sjukdomen tuberkulos 

som under målningarnas samtid var en utbredd folksjukdom. Det blev tydligt att tuberkulos var 

en sjukdom som kulturen gång på gång tog upp, i allt från litteratur till konst. Man får förstå 

tuberkulos som ett ämne som kulturen behövde hantera, därmed är den även intressant för denna 

studie.   

Analysen av de fysiska verken med hjälp av Margareta Rossholm-Lagerlöfs metod för 

inlevelse var viktig för att på ett mer nyanserat sätt förstå målningarnas performativitet. Mötet 

gav upphov till en diskussion av deras respektive agens, mer specifikt deras olika typer av 

agens. I avsnittet togs därför två begrepp upp: subtil agens och stundande agens. Dessa begrepp 
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användes för att beskriva hur målningarna, sina liknande motiv till trots, fungerar olika rent 

performativt.  

Den subtila agensen ringades in som en agens som existerar i en målnings uttryck, och inte 

i den/det avbildade. I Konvalescent av Richard Bergh, samt Magdalena av Eva Bonnier vill jag 

argumentera för att agensen ligger i målningens uttryck och inte i de avbildade subjekten. De 

två kvinnorna utstrålar inaktivitet; deras blickar är bortriktade eller svåra att nagla fast, och 

deras händer är antingen icke återgivna eller i en vilande pose. Vidare är Konvalescent av Bergh 

ett ofullbordat verk vilket bidrar till den subtila agensen eftersom flera delar av verket endast 

är återgivna i blyerts, eller lämnats transparenta.  Eftersom den seende akten måste utgå från 

vad vi faktiskt ser, vad som är målat, blir resultatet av intrycket att agensen är stillsam och 

subtil.  

Stundande agens innebär i sin tur att ett element i målningen har möjlighet att utföra en 

handling, men inte gör det än. Potentialen finns där men det ögonblick som målningen 

representerar innehåller inte en handling som kan beskrivas med en mer direkt eller tydlig 

agens. Ett exempel på ett sådant verk vill jag mena är Richard Berghs målning Flickan och 

Döden där gestalten Döden snart kommer ifatt flickan, men själva ögonblicket som målningen 

avbildar tycks märkligt stilla och drömlikt.  

I analysen av målningarna blev det tydligt att det genom en diagnostisk blick på målningarna 

gick att urskilja tecken som kan sägas vara de element som bär på sjukdomen, och därmed även 

iscensätter den. Dessa tecken är till exempel kuddar, blommor, böcker, och miljön den 

avbildade personen befinner sig i. Uppsatsen slår fast att dessa tecken är aktiva aktörer med 

agens i målningarna, som exempel kan man ta de kuddar som syns i flera av målningarna. 

Kudden blir ett tecken för sjukdomen och hur den används i målningen avgör hur sjukdomen 

iscensätts.  

I förlängningen kan det även sägas att sjukdomen iscensätts i de tecken som är en del av den 

avbildades kropp; främst i dess ansikte, händer, utseende (kläder, hår) samt kroppshållning. Jag 

argumenterar därmed för att sjukdomen iscensätts med de tecken som avtäckts i målningarna, 

och de avbildade personernas passivitet eller aktivitet avgör hur sjuka vi läser dem som.  

I slutdiskussionen diskuterades den sjuka kroppen och dess olika roller; passiv, änglalik och 

samtidigt möjlig att åtrå och sexualisera. Målningarna av Bergh, Bonnier, Magnusson, Nyström 

och Pauli analyserades sedan i relation till dessa roller. Det blev tydligt att det under 1800-talet 

funnits en romantisk bild av sjukdomen tuberkulos, varför den går att se som ett ideal och en 

ideal existens där tuberkulos som sjukdom liknas vid en maskerad. Utifrån detta argumenterar 

jag för att tuberkulos går att se som en kontroll över den individuella kroppen. 
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Jag argumenterar vidare för att målningarna innehåller, för att låna Margareta Gynnings 

begrepp, ett ambivalent sjukdomsperspektiv eftersom de likt ett porträtt Gynning diskuterar 

innehåller ett avståndstagande och ett spel med den egna identiteten. Jag grundar detta på 

tidigare tankar om att sjukdom (i sin samtid, det vill säga 1800-tal) kan ses som ett 

identitetsskapande projekt och en maskerad. Sjukdomen gör individen till subjekt och objekt 

samtidigt. Ambivalensen finns även i själva motivet samt i den agens som avtäcktes i den 

fysiska analysen.  

Målningarna innehåller tillräckligt med tecken för att det under en bildanalys går att slå fast 

att den innehåller sjukdom, varpå det även blir möjligt att spekulera kring en diagnos. Jag vill 

mena att denna spänning och obalans gör målningarna till bärare av en ambivalens. 

Men de är vidare även bärare av sjukdom, och den samlade analysen vill jag hävda visar på 

att de kan läsas som bärare av sjukdomen tuberkulos. Eftersom sjukdomen var så pass utbredd 

och därmed behövde diskuteras även i konsten är det inte helt otroligt att det är just vad dessa 

målningar gör. Utifrån analysen där tecken i målningarna har studerats och jämförts med 

symtom för TBC blev det tydligt att de kan diagnosticeras. Det är dock viktigt att poängtera att 

det inte är en diagnos i en rent medicinsk mening, snarare vill jag mena att målningarna går att 

diagnosticera som denna uppgörelse med TBC; ett kulturellt uttryck för TBC som fenomen i 

samhället.  

Till sist argumenterar jag även för att målningarnas syfte är ritualiserande. De kan läsas som 

performativa handlingar som tar kontroll över narrativet, över liv och död, och framförallt 

tillåter människor att minnas den som gått bort.   
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