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Kunsthistoriker Ika Kaminka���Tekst til katalog Arkiverte Stader 2 
Drammen kunstforening 1998 Utstillingen vist i flere kunstforeninger.  

Gunnveig Nerol bygger bilder. Byggematerialet er farger, 
som hun oppfatter som grunnleggende skulpturelle. Med 
farger bygger hun former, og med former, malerier.  

Arkiverte stader 2, maleriene hun nå viser i Drammens 
kunstforening, er dristige og spenningsfylte, og kommer et 
nysgjerrig blikk i møte. Når jeg blir bedt om å snakke om 
dem, blir jeg imidlertid merkelig stum. De synes å unndra seg 
fortolkning og avvise alle forsøk på kategorisering.  

Nerols bilder skiller seg fra mye non-figurativt maleri ved det 
fullstedige fravær av referanser til en ytre virkelighet, den 
være seg reell eller imaginær, objektiv eller subjektiv. Her 
finner vi ingen personlige penselstrøk, ingen lyriske 
abstraksjoner, intet geometrisk eller strukturelt system. 
Maleriene er demonstarativt, nesten utfordrende, ikke - 
representerende. Kunstneren er opptatt utelukkende av hva 
som foregår på lerretet; komposisjonen av billedrommet, det 
nervepirrende møtet mellom form og farge. Harmoni eller 
eleganse er ikke målet. Ord som sammenstilling motsetning 
og konflikt synes å være mer dekkende. Nerol tvinger frem 
en sammenkomst av elementer som ikke har noe med 
hverandre å gjøre, og som ofte stammer fra motstridende 
kulturer eller "ismer": Kinesisk / japansk kalligrafi ( hun 
tilbrakte to år i Japan 1989 - 91) er satt opp mot vestlig 
oljemaleri; følelsesladet uttrykksfullhet mot avbalansert 
objektivitet; psykedelisk frivolitet mot den rette linjens 



saklighet. Harde kanter støter mot myke; skrikende farger 
ypper seg mot grimete grums; dybdeskapende penselstrøk 
albuer seg frem blant flate felter; stringente rutenett og 
uformelige klumper setter hverandre stevne. Og så videre. 
Variasjonen er overveldende. Disse for hverandre fremmede 
elementene smelter imidlertid aldri sammen i sentimental 
harmoni som et tilforlatelig fargerikt felleskap. Den lykkelige 
sluttens symmetri må søkes andre steder.  

I stedet finner man i Nerols malerier nesten alltid en 
disharmoni, en slags villet klossethet. Denne deler hun blant 
annet med en maler som Per Kirkeby, hvis verk Peter 
Schjeldal har beskrevet som "nesten ikke- billedlig". Måten 
hun oppnår denne tilsiktede utilpassheten på, er imidlertid 
hennes egen.   Nerol bruker ikke noe figurativt, geometrisk 
eller konseptuelt motiv som strukturerende hjelpemiddel i 
komposisjonsprosessen, i stedet bygger hun malerien opp fra 
innsiden, så og si.  

Her har hun mye til felles med gartneren som anlegger 
tradisjonelle japanske tempelhager, som hun har tilbrakt så 
mye tid med å betrakte. Den japanske gartneren vil ikke 
starte med en overordnet oppdeling av rommet, men vil 
komponere hagen med utgangspunkt i en "sjefsstein" som 
han plasserer i forhold til den rektangulære, lerretsaktige 
hageoverflaten. Med dette utgangspunktet vil han arbeide seg 
langsomt utover, stein for stein. Hans mål er dynamisk 
balanse.  

I maleriene som vises her, var Nerols "sjefsstein" en rekke 



monumentale, kalligrafiske penselstrøk som virvlende, 
susende og med plutselige bråstopp feide over alle de ti 
lerretene, i en serie dramatiske og bestemte bevegelser. Det 
kalligrafiske strøket er av natur absolutt; en plutselig - om 
aldri så veloverveid - energiutblåsning. I det øyeblikk blekket 
har beveget seg over flaten, er skapelsesprosessen over: da er 
det for sent å ombestemme seg. Selve denne 
ugjenkalleligheten synes spore Nerol til malerisk ulydighet 
og får henne til å imøtegå sin tidligere besluttsomhet med det 
mest tvilrådige av alle materialer; hvis grunnleggende og i sin 
tid revolusjonerende karakter nettopp lå i muligheten for å 
ombestemme seg: oljemalingen. Hun vendte tilbake til 
lerretet og satte i gang forhandlinger med "sjefsstrøket"; la til, 
malte rundt, ertet og lekte med det, kranglet med det, og i de 
fleste tilfeller, endte opp med å male over det. Slik er hennes 
arbeidsform: Hun reviderer og bearbeider, tviler, maler over, 
vakler og besinner seg; finner løsninger for øyeblikkelig å 
forkaste dem.  

Et sentralt tema her synes å være kontroll, å gi slipp og holde 
fast på en og samme tid. Nerol selv snakker om maleriene 
som "steder der vi forvrenger og forskyver våre opplevelser 
så de passer inn i våre forestillinger, og som mutante 
situasjoner mellom natur og teknikk - der fargene ikke lenger 
forenes med formen. Bildene holdes på et punkt der et sted 
blir oversatt til språk, og går over i billed-dannelse".  

Først og fremst peker disse utsagnene mot en dualisme 
mellom motstridende kategorier; natur og kultur, persepsjon 
og kognisjon. ���Denne dualismen er velkjent i kunsten, 



karakteristisk for Nerol er for det første at den aldri er tilstede 
i bildene som ren avbildning, eller som symboler eller tegn 
som kan avleses direkte, og for det andre, at hennes tilsvar til 
den spenningen som oppstår, ikke er en streben etter renhet 
eller svar, men heller en blottleggelse av tilstandens 
ufullkommenhet, hvor "fargene ikke lenger forenes med 
formen".  

Nerol utdyper dette med en referanse til hagekunsten, men 
det er ikke noe pastoralt over hennes syn på hagen: Hun ser 
den som et sted ���" der kaos møter kosmos, der natur blir 
manipulert inn i kulturelle og estetiske former. Hager kan 
tross sin estetikk, ses på som sårkanter i landskapet mot 
teknikk."  

Selv om vi ofte glemmer det, er hagen gjerne åsted for en 
ganske grotesk voldsutøvelse mot naturen; det være seg å 
avtvinge frittflytende former rettlinjethet, eller å la trær vokse 
i tvangstrøyer for at de skal utvikle mer "naturtro" 
relieffmønstre. Men trær og busker fortsetter å gro, og uansett 
hvor mye vi forsøker, kan vi aldri få total kontroll over 
naturen, ikke en gang i den avgrensede hagen. Nerol maler 
ikke hager. Hennes utsagn bør heller , tror jeg, forstås som 
analogier. Det tiltalende med analogien ligger selvsagt i dens 
likestilling, i motsetning til tegn, symbol, metafor og allegori, 
hvor det betegnede - innholdet - alltid har forrang.  

Nerols malerier handler ikke om hager, eller om 
opposisjonen mellom natur og kultur, men gjennom å se på 
hagen kan vi få et hint om hvordan vi skal se bildene hennes.  



Et lite maleri fra 1987 viser to lyserøde, grovt halvsirkulære 
former som avmålt mønstrer hverandre mot en tykk, 
grønngrå bakgrunn.���Konturene er sløret, og formene synes 
svakt å være i beveglese, men om de er på vei mot eller bort 
fra hverandre er vanskelig å si. De synes å være fanget i et 
øyeblikks nølen før noe skal skje. Allerede i dette tidlige 
maleriet er noen av Nerols komposisjonelle egenskaper 
tydelige: De to formene er i nesten perfekt balanse, og holdes 
på plass av de slanke grå feltene til høyre og venstre. Men 
bare nesten og ikke helt; og mens det "nesten perfekte" gjør 
bildet visuelt tiltrekkende, gjør "ikke helt" at det blir 
dynamisk, og gir det liv. "Det var," sier kunstneren, " et 
forsøk på å fange et nullpunkt før billedprosessen tok til." En 
slik tankegang forbinder vi vanligvis med minimalismen ( 
som Nerol forøvrig har stor sans for: " å se på et 
minimalistisk maleri er," sier hun, " som å få et kaldt omslag 
på pannen.") eller deres forgjengere, ikke minst Mondrian. 
Men måten Nerol angriper dette på står i klar kontrast til 
minimalistenes renhetssøken. Heller enn å jage etter 
løsninger, synes Nerol å avvise muligheten for at det kan 
finnes noen. Nerols kunstneriske utvikling har vært 
usedvanlig konsekvent, langsomt og nøysommelig har hun 
arbeidet seg vei fra enkle, men aldri åpenbare former, mot 
stadig mer komplekse komposisjoner og billedproblematikk. 
På veien har hun underlagt seg nytt formalt terreng, til stadig 
berikelse av sitt formale vokabular.  

Selv om mange tidligere arbeider bygget på en slags 
geometrisk abstraksjon, for eksempel serien Område (Kyoto, 
1991), ble geometriens klarhet hele tiden undergravd: 



Formene ble forvrengt, konturene utvisket, og bildene pålagt 
en kvasirustikk atmosfære gjennom bruk av skittenaktige 
farger. Fargene i mange av disse tidlige bildene var forøvrig 
ofte tilbakeholdne, holdt i tømme, så og si, som om de for 
evig var frosset fast i ferd med å bli farge, uten noen gang å 
ta skrittet fullt ut.  

I Tidsstykker ( Buskerud kunstnersentrum 1992; "Kiel-
Bergen", Hordaland kunstnersentrum 1994) arbeidet Nerol 
med rutenett, men igjen gikk hun mot strømmen. Hun 
benyttet ikke rutenettet som strukturerende redskap, men 
heller for dets stofflige og formale egenskaper. Om Nerols 
rutenett kan sies å ha organisert noe som helst, må det ha 
vært seg selv, og knapt nok det. Loslitte og tjafsete som de 
var, ga de etter for press, mistet tråder her og der, slik 
naboens hønsenetting alltid må gi tapt for ungenes ubendige 
snarveisbegjær.  

De siste årene har Nerol beveget seg i en noe annen retning. 
Der billedelementene tidligere ble utsatt for subtile 
sabotasjeaksjoner; bringes de nå oftere ut i åpen konflikt - 
eller dialog. Dette gjelder for eksempel i arbeidene vist på Flå 
i sommer: de tre maleriene Delt situasjon, samt en serie 
glassarbeider kalt Tidsspill. Sentralt i Tidsspill er et bord satt 
sammen av kvadratiske glassfliser med sandblåste, strengt 
geometriske labyrintmønstre. Hvert kvadrat har pålimt en 
bjørkeknopp, malt i en " gøyal " frge, og festet til glasset med 
glorete, klissete silikon, ikke så ulik det knallgrønne 
snørrleketøyet som var så populært for noen år siden. Her blir 
natur og kultur, det organiske og det rasjonelle satt i et 



samspill mye mer uttalt enn tidligere. Den klare dualismen 
gjenfinnes i Arkiverte stader 1 ( UKS, Oslo 1996 ) hvor 
monokrome kulltegninger var satt sammen med fargerik 
akryl. Den er også tilstede i noen av arbeidene her, for 
eksempel i Nr. 3. Her er kalligrafiske penselstrøk satt opp 
mot nøyaktig malte fargekart, i et sammenstøt - eller en 
sammensvergelse - mellom vesensforskjellige skoler.  

Arkiverte stader 2 bygger i noen grad på det samme 
opposisjonsprinsippet, men de går mye lenger. I Arkiverte 
stader 1 var bildene som varisjoner over et tema, de var 
forskjellige men likevel nært forbundet. I Arkiverte stader 2 
er hvert maleri unikt og skaper sitt eget univers. ( Slik kan de 
minne om Olav Christopher Jenssens tyve store bilder i 
Kunstnernes Hus i 1992.) Det er som om hvert bilde krever 
rett til selvrealisering, og nekter å underkaste seg. Arkiverte 
stader 2er som utstilling polyfon, hvor ikke bare hvert enkelt 
bilde, men hvert enkelt billedelement, er bærer av sin egen 
autonome stemme.  

I denne utstillingen kjører Nerol løpet helt ut, og viser hele 
sine tekniske og formale bredde, i arbeider som er større og 
mer visuelt tøylesløse enn noe hun har gjort tidligere. Borte 
er det hvite fra fargene, og den temmede geometrien. Borte er 
også den dekorative veltalenheten fra Arkiverte stader 1. I 
stedet har vi igjen dette forfriskende ufullkomne: Maleriene 
er hele tiden litt i utakt, som om de er på vei et annet 
sted. ���Heri ligger deres vitalitet. Det er nettopp gjennom denne 
utilpassheten at maleriene kommuniserer med betrakteren, og 
inviterer henne med inn i bildet - som enda en fremmed - for 



å delta i komposisjonsprosessen og gå i nærkamp med 
formene ( heller enn å lete etter innhold).  

Maleriene synes ikke uferdige eller uforløste. De fremstår 
snarere som usedvalig ubarmhjertige i sin usminkede 
blottstillese av den maleriske prosessen, og som en utvetydig 
bekreftelse av mennesket og kunstens mangelfulle væren - en 
heroisk og særdeles selvsikker fremvisning av kunstnerisk 
tvil og sårbarhet.  
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