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Tiivistelmä 
 
Mitt examensarbete består av en produktion i form av en berättelse i serieformat + en produk-
tionsrapport. I rapporten, som i första hand är en personlig reflektion över min mentala och 
tekniska utvecklingsprocess, talar jag om serieformatet som en räddning från den grafiska desig-
nens ibland förlamande odefinierade fält. Vad är serier? Vilka begränsningar och befrielser  
erbjuder serieformatet? Jag lyfter även kort upp tre serietecknare som har inspirerat mig och vars 
serier tematiskt rör sig på samma område som min, för att spegla min syn på skapande & den 
tecknade seriens möjligheter mot deras.  

Avainsanat  serieteckning, illustration, berättande, bild
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       Arbetet består av två delar: en berättelse 
i serieformat, Spleenish, som med personlig 
utgångspunkt behandlar livskris och ångest, 
samt denna rapport om processen med det 
arbetet. Ursprungligen utförde jag arbetet 
under våren 2015, men det har sedermera 
utvidgats och är nu på väg att bli en större 
helhet. 
       I den skriftliga delen rapporterar jag om 
processen med arbetet. Jag försöker svara 
på frågan: Vilka positiva och negativa sidor för 
serieteckningens begränsningar med sig? För 
att sätta processen och serien i någon sorts 
kontext hänvisar jag i rapporten till vad Scott 
McCloud skriver om västerländsk serieteck-
nartradition i sin bok Understanding Comics 
(1993, HarperPerennial), till boken Fanzines: 
DIY Revolution av Teal Triggs (2010, Chro-
nicle Books), och till boken Comics: Ideolo-
gy, Power and the Critics av Martin Barker 
(1989, Manchester University Press). 
       För att bättre förstå mitt eget arbetssätt 
och förhållande till serieteckning har jag även 
läst och kommenterat intervjuer med tre nu-
tida serietecknare: Walter Scott, Allie Brosh 
och Liv Strömqvist. Dessa tre serietecknare 
behandlar teman som på olika sätt är besläk-
tade med mitt arbete, och det intresserar mig 
därför att försöka förstå hur de närmar sig 
dessa teman. Intervjuerna är i video-, pod-
cast- och textformat, alla översättningar från 
engelskan är mina egna. 
       Jag kommer också att skriva lite om hur 
jag ser på grafisk design och om funderingar 
utbildningen har väckt i mig, för att kunna för-
klara mot vilken bakgrund denna berättelse 
uppstod.

1. INLEDNING
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2.1 BAKGRUND

 
Här berättar jag om hur mitt intresse för serieteckning väcktes och vad som ledde till 

beslutet att göra en berättelse i serieformat som examensarbete.
 
       Arbetet  fick sin början efter en Erasmus-utbytesperiod i Paris hösten 2014, 
där jag för första gången prövade på serieteckning. Tidigare hade jag aldrig intres-
serat mig för att teckna eller läsa serier, utan främst ägnat mig åt illustration. Under 
studierna på Aalto har jag avfärdat serieteckning som något visuellt begränsat och 
för mig estetiskt och tematiskt frånstötande: Angry Birds, , Viivi & Wagner, Spider-
man, Kiroileva siili (Bild 1.). Eller, som Scott McCloud säger: serier var de där grälla, 
färggranna tidningarna fyllda av dålig konst, dumma berättelser och män i trikåer 
(McCloud:1993:2). Jag upptäckte dock att serieteckning som medium möjliggjorde 
behandling av tankar och känslor som jag inte tidigare haft ett kreativt utlopp för.   
       Trots att jag var väldigt dåligt insatt i serietecknartraditionen, eller kanske på 
grund av det, kändes det naturligt att arbeta med kombinationen text och bild. För 
första gången under min studietid hade jag under Erasmus-utbytet upplevelsen av 
att syssla med något personligt och intuitivt, istället för av att konstant missa poäng-
en. 
       Det är tänkbart att miljöombytet var nödvändigt för att frigöra sig från förlaman-
de uppfattningar om rätt/fel, pinsamt/icke-pinsamt etc. – dessa ängsliga funderingar 
kring vad andra ska tycka. Uppfattningar som kanske inte är sanna, men likväl upp-
står inom grupperingar och som kan få en alldeles för dominerande roll. 
       Frankrike har en lång serietradition, som är mer etablerad och populär bland all-
mänheten än Finlands dito. Jag inser nu att även Finlands serieteckningskultur /-fält 
är mer varierat och brett än vad jag tidigare antagit. Skillnaden mellan Frankrikes 
och Finlands serietecknarfält är att det i Finland mer ter sig som en klubb för redan 
invigna entusiaster och förståsigpåare, medan det i Frankrike mer behandlas som en 
nationalskatt som tillhör alla. Att vistas i Frankrike där inställningen till och synlighe-
ten för serier är på en så annan nivå, var avgörande för att jag skulle titta närmare på 
serietecknandets möjligheter.  
       Serieteckning kändes genast bekant som uttrycks- och arbetssätt, trots att jag 
inte försökt mig på det tidigare. Det beror säkert delvis på att serier är mycket mer 
allmänt förekommande i vår visuella kultur än man kanske tänker på: seriefantaster 
eller inte, stöter vi på dem dagligen i dagstidningar, TV, illustrerade bruksanvisningar 
osv. Jag slogs också av att serier, trots att de inte är grafisk design, fungerar med 
samma komponenter: text, bild, positivt och negativt utrymme, komposition, narra-
tiv, information. Så lever vi också i en bildbaserad kultur, där människor som regel 
har en utvecklad förmåga att läsa och tolka bildlig kommunikation. Jag visste att jag 
ännu ville lägga ner tid på att göra en större helhet med detta för mig nya uttrycks-
sätt. Upptäckten av serieteckning sammanföll med efterdyningarna av en lindrig de-
pression och närapå total livskris, så det kändes inte långsökt att försöka behandla 
krisen med de enda medel som verkade stå till buds (terapi var för dyrt). Så föddes 
idén för Spleenish.
 

2. PROCESSBESKRIVNING
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2.2. VAD ÄR SERIER?

Här försöker jag hitta en definition på vad serier är och skriva lite om hur formella 
konventioner ofta dominerar synen på tecknade serier.

        
       Som jag beskrev i inledningen hade jag en ganska icke-generös syn på serie-
teckning som uttrycksform. Hur har det beskrivits av andra? I ett försök att beskriva 
serieteckning ”objektivt” använder sig Scott McCloud av serietecknaren Will Eis-
ners definition: serier är “sekventiell konst” (sekventiell = del av en sekvens) (McC-
loud:1993:5). Den här definitionen är användbar eftersom den inte säger något om 
vilka ämnen serier bör/kan behandla (till skillnad från det engelska ordet comics, 
som antyder att innehållet är/bör vara komiskt. Svenskans och  finskans namn 
serier/sarjakuva, liksom franskans bande dessinée – ung. ”tecknade remsor”– förhål-
ler sig neutralt till ämne/ton på innehållet, men antyder redan i sitt namn en följd av 
bilder). McCloud illustrerar sin poäng med ett exempel från klassiska seriestrippar: 
en bildruta = en teckning, men en bildruta + en bildruta = berättelse. 
       I och med att seriekonstens utveckling har gått från seriestrippar till mycket mer 
löst definierbara format & teman, kan definitionen “sekventiell konst” ändå kännas 
trång. Ordet ”sekvens” antyder ju ett händelseförlopp – tänk om man vill beskriva ett 
tillstånd, en idé? Martin Barkers definition av serier är isåfall mer rymlig: En serie är 
det som görs under definitionen serie, (Barker:1989:8). Den här definitionen kräver 
varken rutor, pratbubblor eller bilder i en lättfattlig sekvens. Serier blir ett mycket in-
tressantare område då man ser förbi de visuella konventionerna, eller som McCloud 
säger, då vi gör lite estetisk kirurgi och skiljer form från innehåll (McCloud:1993:5). 
Serier behöver alltså inte bestå av män med kalsonger utanpå trikåerna eller humo-
ristiska slutklämmar. 
       Detta hade jag förstått redan för ett antal år sedan, då jag för första gången 
läste Liv Strömqvists feministiska seriealbum Hundra procent fett (Bild 2.). Det var 
upplysande, ilsket, humoristiskt och beskrev en del av den verkliga världen på ett 
sätt jag inte sett förut. Den feministiska vinklingen och faktumet att författaren var 
kvinna var upplivande: seriekulturen har i västvärlden varit väldigt starkt kopplad till 
pojkkultur. (Martin Barker skriver att seriekulturen i Storbritannien könsindelades rätt 
tidigt. Då brittiska serietidningar uppstod i sin moderna form på ca 1880-talet under 
namnet comics, var de främst ämnade för barn och lästes lika mycket av pojkar som 
av  ickor. Då seriekonsten utvecklades och började behandla mer komplexa teman 
ansåg kristna förlag det nödvändigt att skydda sin unga läsarskara och endast 
producera sunt material. Här ansågs det nödvändigt att skilja åt kundgrupperna 
enligt kön. Från 1950-talet framåt var gränsen dragen. Serie- tidningar ämnade för  
ickor, av vilka den populäraste hette Girl, och överväldigande handlade om romans. 
Serietidningar ämnade för pojkar, varav bästsäljaren var Eagle, handlade om...allting 
annat (Barker:1989:8). ) Liv Strömqvists serier är ändå till formen, om inte till innehåll-
et, väldigt konventionella och uppbyggda av rutor. 
       Både McCloud & Barker beskriver att en stor del av förståelsen av serier sker 
i läsarens huvud: läsaren fyller i tomrummen mellan rutorna med sin föreställnings-
förmåga. (McCloud:1993:65; Barker:1989:6) Det är detta som gör experimentell / 
konstserieteckning intressant: människor läser två på varandra följande serierutor 
som sammanhängande även då de inte till motivet ser ut att höra ihop alls. Lägg två 
bilder med absurda, skrämmande eller surrealistiska motiv efter varandra och läsa-
ren kommer att försöka koppla ihop dem på ett logiskt sätt: berättelsen skrivs, delvis 
omedvetet, av läsaren själv. Men det här gäller ju all typ av bildspråk: varför ska man 
behöva använda sig av rutor? 
       En för mig avgörande insikt nådde jag först då jag själv prövade på att teckna 
serier under Erasmus-utbytet: Även rutor är bara form, och inte alls obligatoriska 
för att en berättelse ska fungera och kunna gå under defnitionen serie. Vill man inte 
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använda dem kan man låta bli. 
       Det här förstod serietecknare & främst serieteckningsentusiaster redan för flera 
årtionden sedan, då de med egen uppfinningsrikedom och punkig DIY-estetik ritade, 
limmade och tejpade ihop zines* tillägnade serier eller seriekaraktärer de gillade (Bild 
3-7.) .
*zine = förkortning på uttrycket fanzine, som är en sammanslagning av engelskans 
fan och magazine. Ordet fanzine, myntat på 1970-talet, beskriver en fotokopie-
rad, stansad, ickekommersiell, ickeprofessionell publikation med liten upplaga. 
(Triggs:2010:10).

 
2.3 ETT EGET FORMSPRÅK

 
Här talar jag om vilka källor jag hämtade inspiration från och hur jag ser på serieteck-

ning i förhållande till grafisk design.
        
       Då jag förstod att jag kunde strunta i rutor kunde jag mer fördomsfritt fundera 
på form: hur vill jag berätta en berättelse? Vad vill jag se? Redan mina första experi-
ment med serieteckning betonade sinnestillstånd mer än tid och rum, och berättel-
sen rörde sig framåt snarare löst flytande, i en ungefärlig vänster-höger-sicksackrikt-
ning, än stillbild för stillbild (Bild 8.). 
       I Paris gatubild hade jag lagt märke till att en stor del av de flyers, affischer och 
notiser som limmats upp på stolpar och elskåp kommunicerade sitt budskap med 
tjocka uttänjda grotesker, vars enda poäng var att synas på långt håll och vara så 
tydliga som möjligt. Det var en estetik jag drogs till, kanske för att det i sin enkelhet 
var en sådan fräck kontrast till font- och typsnittskulten som dominerat under grafisk 
design- utbildningen. Som en sorts typografisk karikatyr (Bild 9.). 
       Då McCloud talar om karikatyrens styrka säger han: Då vi abstraherar en bild 
med karikerande, är det inte så mycket en fråga om att eliminera detaljer som om att 
fokusera på vissa detaljer. Genom att skala av en bild till dess väsentliga ”poäng”, 
kan en konstnär förstärka den poängen på ett sätt som realistisk konst inte kan. 
(McCloud:1993:37) En befriande del med att berätta i serieformat: det är tillåtet att 
förenkla, överdriva, vara melodramatisk eller nihilistisk – allting accepteras eftersom 
det hör till genren. Samma saker som gjort att jag tidigare varit ointresserad av serier 
som uttrycksform – t.ex. fula, överdrivna, förenklade karikatyrer – hör också till serie-
teckningens styrkor. Det är tillåtet att för en gångs skull skippa nyanserna, modere-
randet, och presentera enkla, tydliga bilder. 
       En annan typ av estetik som inspirerade är de slumpmässiga kompositioner 
som uppstår när man sitter på föreläsningar och klottrar bilder och ord i sitt anteck-
ningsblock (något man som studerande gör en hel del). Dessa är, ofta slumpmässigt, 
till stilen nära besläktade med hemlagade punk- och fanzinen: det finns någonting 
omedelbart, icke-genomtänkt i den estetiken, vilket gör den intressant. 
       Då jag började teckna och skriva Spleenish kunde jag genast se tydliga spår 
av dessa inspirationskällor: å ena sidan plumpt förkunnande text, å andra sidan 
vagt klottrad text & bild i otydlig ordning. Dessa estetiska val kan båda ses som 
en motreaktion mot vad jag uppfattade vara det dominerande tänkandet inom min 
grafisk design-utbildning:

 
– att det viktigaste är noga genomtänkt typografi som kommunicerar tex-
tens/produktens essens på så nyanserade och finkänsliga sätt att bara 
andra grafiker lägger märke till dem.
– att all komposition & alla bildval ska vara välmotiverade och stärka helhet-
en, på bekostnad av det spretiga och icke-perfekta.
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       Under arbetet med Spleenish reflekterade jag inte medvetet kring grafisk de-
sign, eller hur mitt arbete kan knytas till vad jag studerat och lärt mig de senaste 4-5 
åren: arbetet var rätt lustfyllt och intuitivt då de inledande kreativa knutarna lösts 
upp. I efterhand kan jag ändå se att valet att göra denna serie, inklusive de visuella 
valen som ingick, för mig var någon sorts skilsmässa från grafisk design som yrkesi-
dentitet. En metarubrik för arbetet hade kunnat vara ”Jag kommer aldrig att vara bra, 
sval eller rationell nog för era visuella identiteter och design-tankesmedjor – här får 
ni en senpubertal hög med emotionell avföring istället, varsågoda” (tyvärr hade den 
rubriken inte fått plats på omslaget). 
       Varifrån kom den här synen på visuellt uttryck som bestående av hög- och låg-
statusområden? 
       På Aalto upplevde jag att statusindelningen var tydlig, om än outtalad, från dag 
ett. Kanske jag lärde mig den av mina medstuderande, kanske absorberade jag 
den via huden från de mytomspunna mögelsporerna i den gamla fabrikbyggnadens 
väggar, kanske var det patriarkatets eller Monsantos fel. 
       Indelningen av kreativa yrken i det seriösa & rationella (hög status) versus det 
icke-seriösa & emotionella (låg status) är knappast unikt för grafisk design-fältet. Ur 
ett större perspektiv verkar det vara så vår kultur ser på och värderar alla yrken. Det 
är inte heller unikt för grafiska designers att överskatta vikten av sitt yrke / identi-
fiera sig starkt med sitt jobb och därmed anse att det är av stor samhällelig, rentav 
moralisk relevans huruvida man betalar hyran med att göra något seriöst eller något 
icke-seriöst. Om en persons känsla av egenvärdeär starkt bundet till hens yrke, om 
hen vill bli respekterad och tagen på allvar, så säger hen kanske hellre “jag hjälper 
mina kunder med problemlösning” än att säga “jag tecknade en cyklande pizza idag” 
       Om serieteckningens låga status skriver Scott McCloud : ...Under en stor del 
av detta århundrade har uttryck- et ”serieteckning” haft så negativa konnotationer 
att många av serieteckningens bästa utövare har föredragit att kalla sig illustratörer, 
kommersiella konstnärer eller skämttecknare. (McCloud:1993:25) McCloud verkar se 
det som viktigt att bredda begreppet comics för att höja dess status och föra asso-
ciationerna bort från superhjältetidningar. Utgående från serietecknaren Will Eisners 
definition på serier som ”sekventiell konst” inkuderar han allt från målade glasfönster 
i kyrkor till illustrerade bruksanvisningar till kopparstift från 1800-talet till porträttark 
från fotoautomater. (McCloud:1993:20) 
       Lärarna på min avdelning gav åtminstone inte uttryck för ovan nämnda statu-
stänkande om delområden inom visuell kommunikation – de lärare som jag valde att 
lyssna på var av åsikten att det finns plats för flera typer av uttryck och inriktningar 
och att dessa har lika värde, vare sig det är frågan om typografi , infografik, illustra-
tion, publikationsdesign, kritisk design eller spelgrafik. Som studerande brydde jag 
mig ändå mer om mina medstuderandes åsikter än om mina lärares, och gick i lås. 
       Följden av lärdomen om olika delområdens hierarkiska ordning var hur som 
helst insikten att det som kändes lätt och naturligt för mig (bildbetonat uttryck, 
personlig kommentar, DIY-estetik) måste utrensas för att ersättas av något rent, svalt 
och rationellt. De följande tre åren tillbringades i ett försök att göra just det. Det mest 
långvariga resultatet av denna strävan var att glädjen i att skapa och experimentera 
avdunstade och lämnade efter sig ett bottenslem av olust och rädsla. 
       På lång sikt var det ändå den identitetskrisen, kombinerad med övrig livskris, 
som gav bränsle och material till att göra Spleenish. Studietiden har markerats av 
att marineras i & komma över egna osäkerheter och komplex, mer än att fokuserat 
utveckla sina färdigheter.
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2.4 PROCESS
 

Här berättar jag om det konkreta arbetet med serien, visuella val jag gjorde och deras 
motiveringar, samt tankar och insikter som uppkom under processen

        
       Berättelsen utvecklades tillsammans med tecknandet. När jag påbörjade arbetet 
hade jag en ganska vag uppfattning om hur serien skulle utvecklas: ett Text Edit-do-
kument med lösryckta meningar, citat av vänner, utdrag ur min dagbok, skärmdum-
par och internetmemes, och riktigivande idéer för bilder jag ville teckna (Bild 10.). 
Jag saknade en plan för början och slut. Bilderna ville jag improvisera fram för att 
helheten inte skulle bli för strömlinjeformad. Jag hade beslutat att serien skulle vara 
enfärgad: för att spara tid, knyta ihop den visuellt, och för att härma punk- och fanzi-
nens lågteknologiska estetik. Stilen och huvudkaraktärens utseende skiljer sig åt rätt 
mycket från sida till sida, men ger förhoppningsvis illusionen av att vara mer enhetlig 
än den är tack vare den röda färgen (Bild 11-13). 
       Viljan till en avskalad, enfärgad, handtecknad värld och ett begränsat uttryck var 
också en motreaktion till de digitalbarocka, humoristiska visuella experiment jag med 
mina klasskamrater, grafikerkollektivet GRMMXI, hade sysslat med under studieti-
den, där galnare och fulare och större alltid var bättre. Det var befriande att leka med 
sådan estetik, men efter en stund kom väggen emot: allt kändes likadant och hårt, 
och den kreativa glädjen gick över i mindervärdeskomplex över att inte vara galen 
nog i sitt uttryck, eller inte använda tillräckligt med humoristiska Photoshop-filter. Jag 
började tänka att avsaknaden av begränsningar inte nödvändigtvis leder till att man 
får mer sagt. 
       Valet att rita med Wacom-ritplatta och inte med riktiga pennor berodde på lättja, 
viljan att spara tid, och på att jag ogillar att scanna & städa bilder. Jag vänder mig 
också emot den lite konservativt heliga tanken att handgjort alltid är bättre än dator. 
Visst är det ofta sant att se spår efter en individuell, levande människa i en bild, men 
detta individuella spår kan lika väl uppnås digitalt, vilket en stor del av Finlands idag 
mest framgångsrika illustratörer bevisat i åratal. 
       I början hade jag en tanke att varje uppslag skulle kunna stå för sig själv, och 
ge läsaren/tittaren något utan att hen nödvändigtvis ska behöva läsa hela berättel-
sen – eller, till och med: utan att hen nödvändigtvis ska behöva läsa Spleenish som 
berättelse, utan mer som man tittar på skärmdumpar på internet, isolerade från sin 
ursprungliga kontext men berättelser i sig (Bild 14.). 
       Det som överraskade mig var ändå hur starkt påverkad jag är av en viss väs-
terländsk tradition inom serieuttryck. Till att börja med ville jag undvika allt som var 
alltför ”serietidningsaktigt”, som t.ex tydliga miner i huvudkaraktärens ansikte (vilket 
inte annars heller hade passat henne, eftersom en  flegmatisk lindrigt deprimerad 
människa ofta inte uppvisar särskilt stor variation i sitt minspel). Jag ville även und-
vika pratbubblor, utropstecken, och alltför uttänkta, komponerade bilder. Eftersom 
berättelsen till stor del är en inre monolog så behövde jag till en början inte heller ta 
till dessa strukturer. Senare, när jag började utveckla berättelsen och göra den läng-
re, tog jag till mer dynamiska berättarmetoder. T.ex. i situationer där min flegmatiska 
hjältinna är på hemmafest eller vernissage, kändes det nödvändig att använda både 
pratbubblor och överdrivna minspel, för att förtydliga vad som sägs, i vilken ordning 
och av vem. 
       En glädjande upptäckt under processen var hur text och bild turvis styrde 
varandra. Ibland formades bilden av vad texten hade att säga, ibland gick texten på 
bildens villkor. Processen var något helt annat än att illustrera en redan existeran-
de text: det var en egen uttrycksform där text och bild var jämlika, födde varandra. 
Om denna uttrycksformens ursprung i västvärlden skriver McCloud: Den moderna 
seriekonstens far är på många sätt Rodolphe Töpffer, vars lätt satiriska bildberättelser, 
från och med mitten av 1800-talet, nyttjade karikatyr och rutor, och använde sig av 
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kombinationen text och bild som första i Europa. (...) Töpffers bidrag till hur serier för-
stås är av avgörande betydelse, om inte annat så för insikten att han, som varken var 
konstnär eller författare, hade skapat och bemästrat en form som var samtidigt både 
och och ingendera (Bild 15.). (McCloud:1993:24)

3. TRE SERIETECKNARE OM SITT 
SKAPANDE ARBETE 

 
I det här stycket kommer jag kort att lyfta upp tre serietecknare vars arbeten har 
tematiska beröringspunkter med mitt. Var och en av dem har vid olika tidpunkter 

öppnat mina ögon för vad man kan göra och tala om via serieteckning: Liv Ström-
qvist visade att man kan använda tecknade serier som en sorts ”infotainment”, dvs. 
en typ av berättande som är både upplysande och underhållande. Allie Brosh skrev 
om depression på ett sätt som var både hjärtskärande och humoristiskt, istället för 
det sedvanliga ”barn i fosterställning”-stuket. Walter Scott skrev så träffande om 

världen – eller en liten del av den, en del som jag känner till väl – i all sin sunkiga fri-
volitet och euforiska förtvivlan, att få romaner eler filmer eller HBO-tv-serier kan mäta 
sig med hans serier. Här kommenterar jag med personlig utgångspunkt deras tankar 

kring skapande. Detta i ett försök att bättre förstå vilka faktorer som styr mitt eget 
serietecknande. Citaten är lyfta från video-, podcast- och onlineintervjuer.

 
 
 
3.1 WALTER SCOTT
        
       Med Wendy-serien ville jag göra en berättelse om en konstnär, men inte så som 
folk kanske tänker sig att en konstnär lever, vilket kanske är som en dynamisk person 
som konstant sysslar med kreativt skapande. Jag ville tala om den sjabbiga sidan, de 
väldigt prekära, kanske dåliga och neurotiska situationerna som kreativa människor 
kan hamna i. (Believer, 2013-06-23)
        
       Walter Scott är en kanadensisk konstnär född 1985. Skriver & ritar Wendy (Bild 
16.), som i Scotts ordalag handlar om ”en ung kvinna i urban miljö, vars dröm om 
ära & berömmelse inom nutidskonsten gång på gång saboteras av frestelser såsom 
punkmusik, droger, alkohol, fester och män”. Serien publiceras på Scotts tumblr, 
http://wendycore. tumblr.com/ , och två samlingsalbum med Wendy- seriestrippar 
har getts ut i bokform 2014 & hösten 2016. Jag tar upp Wendy & dess skapare där-
för att

 
– Den på ett humoristiskt och visuellt tilltalande sätt tar upp verklig existen-
tiell ångest men blandar upp det med så mycket igenkänning och katharsis 
genom medskam att läsningen inte blir nedstämmande.
– serien har för skaparen personliga utgångspunkter utan att ändå vara en 
självbiografi, och den rör sig tematiskt och kulturellt på samma område som 
den serie jag försökt göra.
– det är inte unikt eller av avgörande betydelse, men ändå rätt sällsynt att en 
manlig person skapar en serie om en kvinnlig karaktär.

        
I en videointervju på den amerikanska litterära publikationen The Believers hemsida 
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(2013-06-23) berättar Scott om hur Wendy kom till när han satt bakfull på en billig 
pizzeria i Montreal och försökte teckna hur han kände sig. Skapandet av Wendy var 
alltså rätt spontan och intimt bunden till hans eget liv. Den här arbetsmetoden känns 
bekant för mig. Det känns naturligare att börja med sig själv / sin absoluta närmiljö 
som referens, än att måla upp en hel värld eller ett helt system och sedan befolka 
det. Detsamma gäller den visuella stilen: för att upprätthålla lusten i arbetet, bestäm-
de jag mig för att det inte är så viktigt att karaktärerna är igenkännbara och likadana 
från sida till sida. Många av bilderna, liksom en stor del av texten, uppkom spontant 
och i stunden, utgående från hurdana bilder jag kände för att rita just den dagen. Det 
är typografin och den röda färgen, mer än något annat, som knyter samman berät-
telsen visuellt. 
       Platsen där Wendy-serien utspelar sig är inte specificerad, men enligt Scott är 
hon ”väldigt Montreal”. Scott bor själv i Montreal och söker inspiration för serien ge-
nom att granska sin närmiljö: hur saker ser ut, hur människor pratar. I videon säger 
han att mycket av det som utspelar sig i serien är omskrivna versioner av hans egna 
upplevelser. I en textintervju för Body, en internetpublikation som behandlar littera-
tur, säger Scott: Wendy är en sorts drag-karaktär för mig. Alla karaktärer är egentligen 
olika delar av mig. De är som olika masker som jag har på mig. Och då kommer olika 
sidor av mig fram. Man kunde kanske säga att det är lite som multipel personlighets-
störning, men som konstpraktik (2013-27-12)
       Det är intressant att en serie som Wendy, som för sin skapare är så personlig 
och platsspecifik, ändå kan kännas universell, lätt att ta till sig och identifiera sig 
med. När jag påbörjade Spleenish ville jag inte knyta den till någon plats och undvek 
med avsikt alla platsspecifika detaljer. Detta berodde delvis på att seriens ursprungli-
ga idé var att behandla (min) depression & framtidsångest – då man försöker illustre-
ra ”inre landskap” känns geografisk plats inte relevant. En annan orsak var att min 
första version av serien var på engelska, i vilket fall det inte skulle kännas autentiskt 
att placera handlingen i en finländsk miljö. 
       Då jag fortsatte på projektet bytte jag språk till svenska, och handlingen/temat 
har utvidgats från endast depression och ångest till upplevelsen av att vara 20-nå-
gonting och kaotisk i största allmänhet. Arbetets framskridande väckte ändå inga 
särskilda behov att vare sig för berättelsens skull eller av personliga skäl specificera 
plats. Förutom några finska ord antyder inget att Spleenish utspelar sig i Helsing-
fors. Vad beskrivningen av människor anbelangar känner jag igen mycket i vad Scott 
säger: Alla karaktärer i berättelsen är olika sidor av mig själv, uppblandat med obser-
vationer och ibland direkta citat av människor i min närmiljö. (2013-06-23) 
       Scott säger i Believers intervju att han blivit mer uppmärksam på sin omgivning 
sedan han börjat teckna Wendy-serien. Nu då jag letar efter inspiration i Montreal, 
känner jag att jag är mycket mer uppmärksam på vad som händer omkring mig, och 
förvandlar det till material för Wendy-böckerna. (2013-06-23) 
       På samma sätt upplevde jag att jag blev mer alert på vad som hände omkring 
mig då jag började arbeta med Spleenish: det blev ett sätt att hantera och ge form 
till känslor och funderingar som upplevelser och möten väcker. Detta var en oväntad 
terapeutisk funktion med serietecknandet: jag började se mer på min omvärld och 
mindre på mig själv.

 
 
3.2 ALLIE BROSH 

       Allie Brosh är en serietecknare från USA född 1985, som blev känd genom sin 
serie Hyperbole and a half (Bild 17.). Serien började som blogg på hyperbolean-
dahalf.blogspot.com, och gavs ut i bokform år 2013 under namnet Hyperbole and 
a Half: Unfortunate Situations, Flawed Coping Mechanisms, Mayhem, and Other 
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Things That Happened. Serien behandlar Broshs liv från barndom till vuxen och de 
utmaningar det för med sig. Seriens namn ( på svenska ungefär ”En och en halv 
överdrift”) syftar på den avsiktligt förenklade och överdrivna stil som Brosh använder 
för att behandla allt från sin irritation på folks grammatikaliska felskrivningar till sin 
svåra depression. Brosh ritar med klara färger i bildprogrammet Paintbrush. Avsak-
naden av visuell sofistikation gör serien lätt att närma sig; man känner att serien inte 
är ämnad för en liten utvald klubb av smygelitistiska nördar, utan för vem som helst. 
       I en radiointervju på National Public Radio i USA beskriver Brosh sin stil som 
stand up -komedi i bokform. Då Brosh började skriva blev hon frustrerad på avsak-
naden av det fysiska: en text har inga miner, inga röstlägen. Det var mer endimen-
sionellt än stand-up, där man kan använda sig av röstläge, miner, kroppsspråk. Och 
jag ville hitta ett sätt att flytta över det på papper. Teckning  xade alla de problemen. 
(2013-11-12) 
       Till skillnad från Brosh upplever jag att jag hittat till serieteckning inte för att text 
skulle vara ett begränsat uttryckssätt, utan för att jag som skribent är så begränsad. 
Mina ord räcker inte till, eftersom jag inte behärskar dem tillräckligt bra för att kunna 
föra fram nyanser eller motstridiga stämningar med endast text. På samma sätt 
känns ett rent bildbaserat uttryck bristfälligt; jag gillar ord för mycket, gillar boksav-
lighet, gillar när saker skrivs mig på näsan. Med både text och bild kan man röra sig 
i så många  fler zoner och skapa så många  fler kontraster än i någondera enskilt. 
Man kommer undan med halvbra förmågor i båda. T.ex kan kombinationen av torrt 
och korthugget språk förenat med en absurdistisk bild skapa humor bara genom att 
skära sig stilistiskt. En patetisk text full av adjektiv, om t.ex. depression eller olycklig 
kärlek, kunde på egen hand vara pinsam och utan finess, men kombinerad med en 
klumpigt ritad bild av ett lakoniskt ansikte får situationen kontrast, blir intressant. 
Bilden kan förvandla språkets ton från patetiskt till komiskt, från platt till gripande, 
och vice versa. 
       Broshs utgångspunkt, liksom Walter Scotts, är självbiografisk, hon använder sitt 
eget liv som material. Huvudpersonen i hennes berättelser ser ändå inte ut som hon, 
eller ens som en människa. Om representationen av sig själv säger Brosh: (...) Jag 
ser mycket rolig ut. Jag har insektögon, kropp som ett rör, och en liten triangelformad 
hästsvans på hjässan. Det är en sorts djurliknande varelse. (...) Jag känner att denna 
absurda snirkliga  gur är en mycket mer exakt representation av mig själv än jag är. 
Den är ett bättre verktyg för att kommunicera mitt humorsinne och förmedla vad jag 
vill säga (...) Det är mitt inre jag. Det är så jag ser på mig själv. Det är en rå represen-
tation av hur det känns att vara jag. (2013-11-12) 
       Jag håller med om att stilen i Broshs fall är ett lyckat grepp, och att det för-
medlar både humor och sårbarhet på ett fint sätt. I min serie ville jag ändå röra mig 
i en värld främst befolkad av människor, eftersom gulliga djurliknande figurer väcker 
oönskade associationer till alternativa tonåringar som använder tovade mössor med 
djuröron. Min representation av jaget iSpleenish är snarare en generisk version av 
min ”typ” av person: semiung kvinna som kan läsas som någon typ av hipster, med 
en flegmatisk blick och irriterande halvöppen mun. 
       Broshs mest berömda serie/blogginlägg var en serie i två delar om hennes de-
pression. I NPR-intervjun säger Brosh att hon började skriva på serien då den värsta 
delen av hennes depression var över, som ett terapeutiskt experiment. Det tog flera 
månader att klura ut hur jag skulle hitta den rätta balansen mellan å ena sidan lätt-
sam- het och humor, å andra sidan att behandla ämnet tillräckligt respektfullt (2013-
11-12) 
       När jag beslöt mig för att behandla depression/ångest i text var min största 
oro inte att visa bristande respekt mot andras upplevelser av psykisk ohälsa, utan 
att verka självömkande. Detta försökte jag undvika genom att använda en ganska 
nedlåtande, men förhoppningsvis också humoristisk, ton gentemot min huvudkarak-
tär (dvs. ”jag”). Eftersom serien skrevs ur personliga utgångspunkter ansåg jag mig 
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inte ha något ansvar att visa respekt mot eventuella läsare. Kanske den aspekten blir 
viktigare ju större ens läsarskara är. 
 
3.3 LIV STRÖMQUIST 
 
      Liv Strömquist är en svensk serietecknare född 1978. Hennes bana som serie-
tecknare började i 2000-talets början, då hon tecknade och kopierade egna fanzines 
med feministisk framtoning. Hon har sedermera gett ut 5 seriealbum, vars teman 
berör feminism, patriarkatet och makt. 
       Till skillnad från mina tidigare exempel Scott och Brosh, har Strömquist från 
början undvikit självbiografiskt berättande och fokuserar på att istället granska sam-
hället. I den svenska dagstidningen Dagens Nyheter säger Strömquist: På den tiden 
ritade alla självbiografiska serier, men jag ville göra något mer feministiskt. Det var en 
akut känsla av att detta var mycket viktigare än att försöka rita någon subtil sak som 
pågick i mitt inre (DN, 2014-08-31). I en intervju med den svenska kvällstidningen Ex-
pressen: Alltihop handlar om att betrakta samhället, om att ifrågasätta olika typer av 
makt och det förhoppningsvis på ett sätt som folk ska tycka är lite kul. (E 2016-02-21) 
       Intressant är att även när Strömquist riktar blicken utåt bort från sig själv, är hen-
nes berättargrepp så eget och nära det levda livet att det känns lika personligt som 
då man läser Broshs eller Scotts långt mer navelskådande serier. Tilll exempel kan 
hon förklara 1000 år av västerländskt kyrkligt kvinnoförtryck med exempel från en 
gymnasial hemmafest i Malmö. Hon säger också att även då hon betraktar samhället 
är utgångspunkten den egna känslan: För mig utgår allt skapande från en smärt-
punkt, något som känns genant (DN, 2014-08-31).

Själv finner jag det självklart att en av serieteckningens (eller överlag fiktionens) 
styrkor är att berättelser som synbart behandlar privata känsloupplevelser också 
kan läsas allmänmänskligt & samhälleligt, precis som något som vid första anblick 
är samhälleligt eller fantasy/science  fiction också kan läsas personligt/privat. Det är 
inte så mycket frågan om vad som berättas som hur det berättas. Min serie är skri-
ven med personliga utgångspunkter, men handlar förhoppningsvis inte bara om mig. 
Att gå via det specifika till det allmänna är mer effektfullt än att försöka tilltala alla på 
en gång. 
       Den visuella aspekten av serieteckning verkar Strömquist tycka att är sekundär. 
I en intervju för den svenska tidningen Nöjesguiden svarar hon på frågan om det är 
nödvändigt att kunna rita för att teckna serier: Absolut inte, det viktiga är att du kan 
berätta något med bild och text. Du kan klippa ut bilder ur tidningar eller liknande 
om du inte kan rita alls. (NG 2014-12-18). Jag ritar osannolikt snabbt när jag väl börjar 
rita. Många av mina kolleger tycker att jag är slarvig och inte lägger tillräckligt mycket 
fokus på bilden. (DN, 2014-08-31) 
       I Strömquists serier är bilderna främst stödmedel – de fungerar som komiska 
inslag för att lätta & lufta upp den rikliga texten. Strömquist satsar på berättelsens 
”budskap” och slösar inte tid på formen. Den här lösningen fungerar, men blir i mina 
ögon lite enformigt för ögonen efter en stund. Processen där bild och text påver-
kar och styr varandra under skapandet av serien uteblir då också. Å andra sidan 
är inställningen uppfriskande och ekar zinekulturens DIY-ideologi: alla som vill får, 
oberoende av om de fått en utbildning eller har ett stort intresse för teckning. På 
samma sätt som Strömquist valt att inte ödsla för mycket energi på intressanta bild- 
kompositioner, valde jag att inte lägga ner tid på färger eller pietetsfullt användande 
av pennor och bläck. För att upprepa Martin Barkers ord: En serie är det som görs 
under definitionen serie. Formen är upp till var och en.
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4. SLUTLEDNING
 
 
       Jag påbörjade Spleenish med två målsättningar: att utforska & utveckla mina 
färdigheter inom serieteckning, och att via serieteckningens begränsningar hitta ett 
kreativt sätt att hantera mina depressiva känslor & ångest. Hur lyckades jag? 
       Arbetet är ännu inte avslutat, utan fortgår som bäst och kommer troligtvis publ-
iceras i bokform år 2017. De flesta vänner och bekanta som har läst den ursprungliga 
berättelsen har varit entusiastiska, och lugnat mig i min ängslan för att Spleenish som 
berättelse skulle vara så självcentrerad att den inte kunde erbjuda igenkänning/humor 
för andra i samma situation. 
       Genom processen med serien har jag utvecklat min illustrationsstil i en riktning 
som känns egen. Efter flera år av att försöka göra något annat än det som känns ”na-
turligt” tycker jag mig ha hittat tillbaka till och utvecklat en stil som påminner om något 
jag gjorde som yngre, före jag försökte rensa mitt visuella uttryck på alla spår av mig 
själv. Att kombinera text med bild var som att hitta den saknade pusselbiten. Sedan jag 
påbörjade Spleenish våren 2015 har jag även börjat teckna andra serier, och upplever 
att bilduttrycket kontinuerligt utvecklats. 
       Begränsningar kan vara befriande så länge de inte är för snäva: för mig räckte 
insikten att de för serieteckning så utmärkande rutorna inte är obligatoriska: efter det 
kunde jag röra mig fritt och använda seriens möjligheter efter egna behov. En av frustra-
tionerna med studierna i grafisk design har varit just frånvaron av begränsningar. Pres�-
sen att göra allt, vara intresserad av allt, kombinera all typ av media, vare sig det gällde 
typografi, animation, virtuell verklighet eller publikationsdesign, var förlamande. Det 
verkade inte finnas tid att stanna upp och granska ett delområdes möjligheter, eftersom 
man då försummade alla de andra delområdena. Vissa människor växer och kommer till 
sin rätta genom den typen av gränslöshet; jag krympte. 
       I och med upptäckten av serieteckning insåg jag att det viktiga för mig inte var 
vilket medium som användes, utan vad som kommunicerades. För mina behov erbjöd 
serieteckningen en balans mellan frihet och begränsning. Tillräckligt med frihet för att 
inte bli uttråkad och/eller klaustrofobisk, tillräckligt med begränsningar för att inte över-
väldigas och förlamas av för mycket valmöjligheter.
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5. BILDER

Bild 1.: Allt som jag inte gillar  

1.1  

1.2  

1.3  

1.4  
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Bild 2.
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Bild 3 – 7.
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Bild 8.
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Bild  9.
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Bild 10.: Ett urval inspirationsmaterial/ research

10.3.

10.6.

10.7.

10.8.
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10.4.

10.2.

10.9.

10.10.

10.11.
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BILD 11, 12, 13.
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BILD 14.
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Bild 14: Töpfer
källa: Wikimedia Commons

BILD 15.
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BILD 16.
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BILD 17.

Text: ”You should do yoga while watching the sunrise. It’s literally impossible to feel negative 
and sad while appreciating the wonder of the universe”.
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