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Ásmundur
Ferill Ásmundar Sveinssonar endurspeglar listilega megin-
stef í framvindu módernískrar höggmyndalistar á 20. öld. 
Módernisminn spratt upp sem andsvar við þróun borga, iðn-
væðingar og veraldlegs samfélags og var tilraun til þess að 
brjótast frá klassískum hefðum og skólun. Þar var áherslan 
á efni, uppbrot fígúratífs myndmáls, á form og virkni umfram 
inntak, og leit að óhlutbundinni tjáningu í stað eftirlíkingar. 
Þrátt fyrir að vera mörg hver eins og skólabókardæmi um 
þennan þátt listasögunnar einkennast verk Ásmundar af 
persónulegum áherslum listamannsins. Sjálfur ólst hann 
upp í sveit og fluttist til borgarinnar. Hann lærði í Stokkhólmi 
hjá Carli Milles sem var myndhöggvari á mörkum tveggja 
tíma sem sótti jöfnum höndum í grísk, rómversk og kristin 
minni sem og í staðbundna sögu og umhverfi. Hann hvatti 
Ásmund til þess að nýta sér eigin bakgrunn, skoða umhverfi 
sitt og sögu, sem hann og gerði á sinn framsækna og eins-
taka máta. Ásmundur sótti í íslenskar þjóðsögur, sagna-
minni, samfélag og borgarumhverfi, en um leið ræktaði hann 
náttúrubarnið í sér og minningar úr sveitinni. Togstreita á 
milli náttúru og hins manngerða einkennir alla sögu módern-
ismans og verk Ásmundar bera þess skýr merki.

Í sýningarskrá sýningarinnar Náttúra/náttúra frá árinu  
1994 segir listfræðingurinn Gunnar Kvaran: „Í fyrstu verkum  
Ásmundar, þar sem myndefnið tengist náttúrunni, er  
náttúran sem fósturjörð mannsins, síðan er hún sjálfur lífs-
krafturinn, sem maðurinn samsamast, og í þriðja lagi er hún 
útvíkkuð til alheimsins þar sem maðurinn er ei sjáanlegur. 
Og í fjórða lagi birtist náttúran sem formrænt skapandi 
skáldagyðja.“ (bls. 52). Gunnar lýsir þeim ólíku leiðum sem 
Ásmundur fetaði, því að um leið og verk hans þróuðust frá 
fígúratífu myndmáli í átt að abstrakt virðast viðhorf hans um 
tengsl manns og náttúru hafa tekið nokkrum breytingum.

Í elstu verkunum á sýningunni Gróður jarðar, frá árunum 
1934–36, sjáum við ólíka útfærslu af þemanu (karl-)maður 
og náttúra. Þar takast menn á við síbreytilega og óblíða 
náttúruna, rækta jörðina, gá til veðurs, ferðast á skíðum og 
komast lífs af úr sjávarháska. Hér eimir af hinu forna viðhorfi 
um að náttúran sé manninum framandi og að hlutverk 
mannsins sé að leita leiða til þess að sigrast á henni. Í þessu 
samhengi mætti nefna verk sem Ásmundur vann snemma 
á ferlinum á þriðja áratugnum, „Sæmundur á selnum“, sem 
sjá má í höggmyndagarðinum í kringum safnhúsið. Verkið 
byggist á þjóðsögu þar sem kristinn menntamaður nýtir  
sér djöfulinn í líki sels til þess að fleyta sér yfir hafið.  
Sæmundur trónir á baki selsins og reiðir saltarann á loft  
til að rota dýrið og losnar þannig undan samkomulagi við 
Satan. Stór eftirgerð verksins er staðsett fyrir framan 
Háskóla Íslands og sendir þar skilaboð um mátt mennta og 
hugmyndir um tengsl manns og náttúru sem kalla mætti 
barn síns tíma – enda um nánast aldargamalt verk að ræða.

Síðar, eða um 1940, skapar Ásmundur verkaröð um árs-
tíðirnar þar sem fjórar naktar konur eru settar fram sem 
táknmyndir fyrir sumar, vetur, vor og haust. Þær virðast 
óframfærnar og auðsveipar, en þó mótaðar í hinum sér-
stæðu, stílfærðu og kraftmiklu formum sem Ásmundur 
þróaði í verkum sínum á fjórða áratugnum. Í kringum 1950 
kveður við nýjan tón. Þá taka að birtast náttúrumyndir 
sem eru frjálslegri og endurspegla mikla leikgleði, þar sem 
efniviðurinn og viðfangsefnið virðast í veigaminna hlutverki 
en formræn leit listamannsins. Rými opnast inn í högg-
myndirnar og þær verða fyrir vikið léttar og leikandi. Heiti 
verkanna vísa í gróður og tré, en líka í óræðari þætti eins og 
„Lífsblossinn“ og „Öldugjálfur“ gefa til kynna. Þessi verk 
gefa fyrirheit um hið formræna og efnislega uppbrot sem 
var í deiglunni um þetta leyti á ferlinum, þegar Ásmundur 
vék nær alfarið að gerð óhlutbundinna málmskúlptúra.

Titilverk sýningarinnar, „Gróður jarðar“ frá 1945, sýnir nátt-
úruna í gervi konu en um leið eru formin eins og tré eða jurtir 
sem teygja sig úr jarðveginum upp til himins. Þar má lesa 
yfirfærða merkingu á hlutverki móður náttúru. Ásmundur 
útfærði oft á ferli sínum mynd af móður og barni. Árið 1936 
gerði hann „Móður jörð“ sem sýnir móður gefa barni brjóst 
og er uppstækkað til sýnis í garðinum í kringum safnið. Þar 
myndar heildin píramídalaga, massíft form sem augljóslega 
skírskotar til fjalls. Í verkinu „Frummóðirin“ frá 1954 hefur 
myndmál listamannsins þróast í nýjar áttir og Ásmundur 
slær á mjög svo móderníska strengi: Með leikandi mörkum 
hins natúralíska og óhlutbundna; með samspili náttúrulegs, 
fundins efniviðar og mótaðs manngerðs efnis; með stílbrigð-
um sem draga dám af náttúrudýrkun fjarlægra þjóðflokka; 
og með karllægu viðhorfi hins nútímalega myndhöggvara 
gagnvart stöðu kvenna og hlutverki náttúrunnar. Enn eitt 
dæmi sýnir hvernig Ásmundur ljær náttúrunni kvengervi, hin 
sérstæða og fallega veggmynd „Leikur að þangi“ frá 1950. 

Ásmundur
The career of Ásmundur Sveinsson is a splendid reflection of 
the main themes in the progression of modernistic sculpture in 
the 20th century. Modernism arose as a reaction to the devel-
opment of cities, industrialisation and a worldly society, as an 
attempt to break away from classic tradition and learning. It 
emphasised material, the fragmentation of figurative imagery, 
form and function above content, and search for abstract 
expression instead of imitation. Although many of Ásmundur’s 
works are like a textbook example of this part of art history, 
his art is also characterised by the artist’s personal focus. He 
grew up in the countryside and moved to the city. In Stockholm 
he studied with Carl Milles who was a sculptor between two 
worlds and used Greek, Roman and Christian motifs as well as 
local history and his environment. He encouraged Ásmundur 
to use his own background and examine his own environment 
and history, which he did in his progressive and unique fashion. 
Ásmundur sought inspiration in Icelandic folktales, saga motifs, 
society and urban environment, but he also nourished his inner 
child of nature and memories from the countryside. Modernism 
as a whole is characterised by a conflict between nature and the 
manmade, and Ásmundur’s work are a clear indication of that.

In the catalogue of exhibition Náttúra/náttúra, 1994, art histo-
rian Gunnar Kvaran says: “In Ásmundur’s first works, where the 
subject has to do with nature, nature appears like man’s mother 
country, then it is the very lifeforce that man identifies with, and 
thirdly it expands to the universe where man cannot be seen. 
And finally, nature appears as creative, poetic goddess.”  
(pg. 52). Gunnar describes the different paths Ásmundur 
travelled, because as his work moved from figurative imagery 
towards the abstract, his attitude towards the relationship 
between man and nature seem to have changed.

In the oldest works in the exhibition Budding Earth, from 
1934–36, we see different variations of the theme man (male) 
and nature. Here, men deal with ever-changing and harsh  
nature, till the earth, watch the weather, travel on skis and 
survive dangers at sea. This is a remnant of the old attitude that 
nature is alien to man and their role is to seek ways to conquer 
it. In this context it might be worth mentioning a piece that 
Ásmundur created early in his career, in the 1920s, “Sæmundur 
on the Seal’s Back”, and can be viewed in the park surrounding 
the museum building. This work is based on a folktale where  
a Christian scholar takes advantage of the Devil, in the form of 
a seal, to transport him across the ocean. Sæmundur sits on 
the animal’s back and lifts a book of psalms to knock out the 
animal, thus freeing himself from his vow to the Devil. A large 
remake of this work stands in front of the University of Iceland, 
delivering a message about the power of education and ideas 
about man’s connection with nature that could be considered 
dated – as the work is almost a century old. 

Later, or around 1940, Ásmundur does a series of works about 
the seasons, where four naked women are put forward as sym-
bols for summer, winter, spring and autumn. They appear timid 
and meek, and yet they are formed in the unique, stylised and 
powerful way that Ásmundur developed in the 1930s. Around 
1950, he embarks on a new path. Nature images appear, they 
are more casual and show a tremendous joy, where material 
and subject seem to matter less than the artist’s search for 
form. The sculptures contain open spaces within them, making 
them light and playful. The titles refer to vegetation and trees, 
but also to more intangible things, as indicated by “Flash of 
Life” and “Rippling of the Waves”. These works offer a promise 
of the material fragmentation of the form that was brewing at 
this point in Ásmundur’s career, when he turned almost solely 
to making abstract metal sculptures.

The title piece of the exhibition is “Budding Earth” from 1945, 
where nature takes the shape of a woman. The forms also 
reflect trees or vegetation reaching form the ground to the sky, 
thus making room for a broader meaning; of Mother Nature. 
Ásmundur created many artworks depicting mothers and chil-
dren. In 1936, he made “Mother Earth”, which shows a nursing 
mother and a large version can be found of in the museum gar-
den. There, the sculpture is a massive, pyramid-shaped form, an 
obvious reference to a mountain. In his work “Primeval Mother” 
from 1954, the artist’s imagery has changed and he strikes a 
modernistic note: By the playful boundary between the natural-
istic and the abstract; by the interplay of natural, found material 
and moulded, manmade material; by a style influenced by the 
nature worship of distant tribes; and by the macho attitude of 
the modern sculptor towards women’s position and the role of 
nature. Yet another work shows Ásmundur feminising nature; 
the unique and beautiful relief “Seaweed Play” from 1950.

In the 1950s and 60s, Ásmundur’s choice of material was 
primarily metal, in works that reflect his playing with material, 
line and form. He often objectified elements or phenomena 
related to technology and science. Basic forms are common, 
and he also works with principles, order and repetition. Nature 

Á sjötta og sjöunda áratugnum var málmur helsti efniviður  
Ásmundar í verkum sem endurspegla leik að efni, línu og 
formum. Hann vann gjarnan með hlutgervingu eðlisþátta 
eða fyrirbæra sem tengdust tækni og vísindum. Grunnform 
koma ítrekað við sögu, ásamt því sem hann vinnur með lög-
mál, reglu og endurtekningu. Náttúran er sterkur undirtónn 
í þessum verkum og maðurinn hverfur sjónum, nema að 
nærvera hans er óhjákvæmileg í gegnum mannshöndina 
sem mótar verkin. Efniviðurinn tekur iðulega stjórn, bæði 
fundnir hlutir og efni sem Ásmundur sveigir að eigin þörfum.  
Hann skapar framúrstefnuleg verk sem tjá hugmyndir um 
líf og náttúru og klisjan um móður og barn er sett til hliðar. 
Hann skeytir saman brotajárni í einhvers konar gróður-
klasa, samanber ónefndan, skúlptúr sem sýnir lífræn form 
teygja sig frá sama kjarna. Verk af áþekkum meiði, „Hvítu 
fiðrildin” frá 1968 má sjá í höggmyndagarðinum. „Eldgos“ 
frá 1960 sem einnig er utandyra tjáir eldsumbrot og kraft 
náttúrunnar í formum. Í verki eins og „Lífsgeislanum“ frá 
1960 má sjá óljósa tilvísun í mannsmynd af óræðu kyni,  
en líka skírskotun í sól og gróður. Hér blandast allt saman  
í eina heild; maður og náttúra renna í eitt. 

Að síðustu er vert að minnast á ónefnd verk frá því undir  
lok ferils Ásmundar á áttunda áratugnum. Það eru steinar 
sem hann safnaði í umhverfinu og pússaði þannig að þeir 
halda formi sínu en myndhöggvarinn gerir ekki annað en að 
draga það fram. Steinarnir gefa til kynna hina miklu efnis- og 
formkennd sem Ásmundur bjó yfir en segja jafnframt sitt  
um vægi náttúrunnar í listsköpun hans. Þrátt fyrir hið marg-
slungna og fjölbreytta ferðalag sem ferill Ásmundar óneitan-
lega spannar, móderníska áherslu hans að tengja verk  
sín borginni og mannlífinu, og þróun abstrakt myndmáls  
í manngerð efni, má alla tíð greina hve náttúran var honum 
mikilvæg. Þar má segja að sveitapilturinn hafi farið eftir 
leiðbeiningum síns gamla læriföður, Carls Milles, og fært sér 
í nyt það sem hann gjörþekkti úr eigin uppvexti og umhverfi.

Carl
Ferill Carls Boutard hefst á 21. öld, þegar módernismi  
20. aldar hefur legið í láginni um tíma og póstmódernisminn 
ráðið ríkjum í allri skapandi hugsun. Línuleg framfarahugsun 
módernismans og hin stöðuga leit að hinu nýja vék fyrir 
póstmódernískri sundrun, efahyggju og afbyggingu síðustu 
áratugi aldarinnar. Listamenn 21. aldar fá hvort tveggja í 
arf. Líkt og fjölmargir samtímalistamenn leyfir Carl sér að 
sækja sér efnivið í hugsun beggja tímabila sem á sínum tíma 
virkuðu mótsagnakennd en í dag þykir sjálfsagt að flakka á 
milli og jafnvel víðar. Þetta kemur til dæmis fram í hefðbund-
inni afstöðu Carls til höggmyndar, verk hans standa sem 
sjálfstæðar einingar og einstök form sem áhorfandinn nýtur 
frá ólíkum sjónarhornum. Um leið er í verkum hans að finna 
framsækna og gagnrýna hugsun um tengsl eða mörk manns 
og náttúru, um efnisgerð og um samhengi við umhverfið. 
Verk hans fara frjálslega á milli natúralískrar eftirlíkingar 
og abstrakt formhugsunar. Þá gætir þar jafnframt allt að því 
rómantískrar afstöðu, þannig að segja má að Carl leiti fanga 
mjög víða í listasögunni.  

Nýjasta verk Carls Boutard, “Átta árum og tveimur vikum  
siðar,” frá 2021, er gott dæmi um listsköpun hans og  
afstöðu. Fyrir mörgum árum síðan rakst hann á göngu sinni 
á grenigrein sem hann tók til handargagns. Hún var partur 
af jólatré sem hafði verið kastað út á götu eftir hátíðirnar. 
Á vinnustofunni varðveitir Carl fjölmargt af slíku tagi sem 
verður á vegi hans og vekur forvitni og hrifningu lista-
mannsins yfir þeirri listasmíð sem er að finna í náttúrunni. 
Í þessu tilfelli var það nánast vélræn formbygging greinar-
innar, þar sem ferli náttúrulegs vaxtar sést í endurtekningu 
tiltekinna forma, í samspili við undantekningar frá reglunni 
sem skapa áhugaverð frávik. Þessa grein hefur hann nú 
stækkað upp í hlutföllunum 30 á móti 1 og beitir til þess 
fjölmörgum aðferðum sem hann sem myndhöggvari fær upp 
í hendurnar frá fyrri kynslóðum myndlistar- og handverks-
manna og tileinkar sér. Hann teiknar greinina og þaulskoðar, 
býr til módel af henni, þá mót og loks leirafsteypu. Leirinn er 
síðan meðhöndlaður með tilheyrandi glerungi og brennslu. 
Carl skiptir greininni upp í fimm hluta sem stillt er saman í 
sýningarrýminu. Ytra lagið er glansandi og frágengið, en um 
leið má sjá innra byrði verkanna, hrátt og holt.

Grenigreinin er nú orðin að listaverki sem tekur tillit til 
hlutfalla mannslíkamans og sýningarrýmisins. Að sumu 
leyti er hægt að tala um eftirlíkingu náttúrunnar sem er 
vissulega þáttur í sköpunarferli verksins, en um leið tekur 
sköpunarferlið völd og ljær verkinu sjálfstæða eiginleika. 
Verkið snýst þá ef til vill fremur um ferli, form, efni og rými 
– það fjallar ekki lengur nema að hluta til um greinina sem 
atti ferlinu af stað. Þessi ferlishugsun kemur víða fram í 
verkum Carls. Hann leitar fanga um víðan völl, en það sem 

is a strong undertone in these works, and man cannot be seen, 
except in the inevitable presence of the hand that shapes the 
work. The material often takes control, both found items and 
materials that Ásmundur bends to his own will. He creates ultra-
modern works that express ideas about life and nature and the 
mother-and-child cliché is set aside. He welds metal together 
into a sort of plant cluster, as in an untitled sculpture that shows 
organic forms stretching out from the same core. Another work 
of similar make, “White Butterflies” from 1968 can be seen in the 
sculpture garden. “Eruption” from 1960, also an outdoor work, 
expresses a volcanic eruption and the force of nature. In a piece 
like “Ray of Life” from 1960, a vague reference to a non-binary 
human can be seen, but also to the sun and the flora. All blends 
together; man and nature merge into one.

Lastly, some of Ásmundur’s untitled works from the end of his 
career are worth mentioning. These are stones that he col-
lected from his environment and polished them, allowing them 
to keep their shape, only emphasising it. The stones indicate 
Ásmundur’s great sense of material and form, but also tell a 
story about the importance of nature in his art. In spite of the 
complex and diverse career that Ásmundur had, his modernis-
tic focus on connecting his work to the city and urban life and 
the development of abstract imagery in manmade materials, it 
is apparent throughout how important nature is to him. There, 
it can be said that the country boy has followed the advice of 
his old mentor, Carl Milles, and used what he knew from his own 
upbringing and environment. 

Carl
Carl Boutard’s career starts in the 21st century, when 20th 
century modernism has lain low for a while and postmodern-
ism ruled all creative thought. The linear, progressive thought 
of modernism and the constant search for everything new 
gave way to postmodern disintegration, scepticism and 
deconstruction in the last decades of the century. 21st century 
artists inherit both trends. Like many of his contemporaries, 
Carl allows himself to seek his material in the mindset of both 
these periods, which appeared contradictory at the time but 
today artists stray between them, and even further still. This 
is for example apparent in Carl’s stance on the sculpture, his 
works are independent units and singular forms that the viewer 
can appreciate from different viewpoints. At the same time, 
his work is imbued with progressive and critical thought about 
the relationship or boundaries between man and nature, about 
material and coherence with the environment. His works travel 
freely between naturalistic copy and abstract form thought. 
They also contain an almost romantic spirit, so it is obvious that 
Carl seeks inspiration widely in art history.

Carl Boutard’s most recent work, “Eight Years and Two Weeks 
Later” from 2021, is a prime example of his creation and his 
position. Many years ago, while out walking, he came across a 
spruce branch and brought it home. It was part of a discarded 
Christmas tree. In his study, Carl preserves numerous similar 
things that he finds and arouses his curiosity and amazement 
over the masterpieces that can be found in nature. On this oc-
casion, it was the branch’s almost mechanical structure, where 
the process of natural growth can be seen in the repetition of 
certain forms, in an interaction with deviations from the rule, 
which create interesting exceptions. He has now blown this 
branch up on a scale of 30 to 1, using various methods that he 
as a sculptor is handed from previous generations of artists 
and craftspeople and makes his own. He sketches the branch 
and examines it closely, makes a model of it, then a mould, and 
finally a clay cast. The clay is then treated with the appropriate 
glaze and fired. Carl divides the branch into five parts that are 
aligned in the gallery. The outer layer is shiny and done but you 
can also see the interior of the works, hollow and rough.

The spruce branch has now become an artwork that takes 
into consideration the proportions of the human body and the 
exhibition space. In a way, it can be called an imitation of nature, 
which is certainly a part of the creative process, but at the 
same time the creative process takes over and gives the work 
independent qualities. Thus, the work may revolve more around 
process, form, material and space – and is only partially about 
the branch that got the whole process going. This process-
oriented way of thinking is widely apparent in Carl’s work. He 
seeks inspiration all over, but the result is works that stand com-
pletely on their own terms as sculptures in a defined art space 
or outdoors in the urban landscape. Some of his works are an 
obvious reference to the delicate nature, but others are wholly 
geometric and abstract. 

skilar sér á endanum eru verk sem standa algerlega á eigin 
forsendum sem skúlptúrar í skilgreindu listrými eða undir 
berum himni í borgarlandslagi. Verk hans bera sum hver 
greinilega tilvísun í smágerða náttúru en önnur eru alger-
lega geómetrísk og abstrakt. 

Verkið „Stærsti léttasti hluturinn” frá 2021 á einnig upp-
haf sitt í gönguferð Carls, að þessu sinni um Öskjuhlíð, þar 
sem hann hnaut um áhugaverðan grenisprota. Eins og svo 
gjarnan í náttúrunni, má þar sjá heillandi reglufestu eða 
algrím í anda þess sem stærðfræðingar á borð við Fibonacci 
skilgreindu og ræður vexti plöntunnar. Carl notar þetta form 
til þess að móta stóran skúlptúr sem rís yfir þrjá metra upp af 
gólfinu. Verkið færir áhorfandann inn á vinnustofu lista-
mannsins og veitir hreina og beina innsýn í sköpunarferlið. 
Hér hefur hann notað þrívíddarskanna til að skipta smágerðu 
forminu upp í sneiðmyndir sem hann sker í frauðplast. Þegar 
hver frauðplastskífa fellur á sinn stað raðast verkið upp 
nánast af sjálfu sér. Stærðin, hin vélræna uppbygging, sem 
og hið ónáttúruvæna byggingarefni, skapa spennandi tog-
streitu við hina náttúrulegu og fíngerðu fyrirmynd. 

„Sama í gær og á morgun” frá 2021, undirstrikar enn frekar 
áherslu Carls á ferlishugsun sína. Hér er til sýnis umgjörð, 
millistig eða aðdragandi sjálfs verksins sem er enn ekki 
orðið til – og verður ef til vill aldrei fullklárað. Fyrirmyndin 
er að þessu sinni þornað laufblað, íhvolft form sem býr yfir 
áhugaverðu innra og ytra yfirborði. Gifsmótið er í nokkrum 
einingum sem er skeytt saman, eins og vera ber við gerð 
stærri skúlptúra þar sem gifsi eða steypu er síðan hellt inn 
í. Þessi þrjú nýju verk eru öll stækkun á litlum og forgengi-
legum fyrirbærum sem Carl hefur fundið í náttúrunni. Áhugi 
hans kviknar á að gaumgæfa betur hið smáa og úr verður 
einhvers konar æfing í ofur-núvitund þar sem saman fara 
tími, viðvera, endurtekning, líkamleg áreynsla og íhugun. 
Verkin bera öll með sér ólíka innsýn í sköpunarferlið, þar 
sem skoðun listamannsins á náttúrunni verður að skoðun 
okkar áhorfenda á skúlptúr. Hvort tveggja snýst um innsýn 
í viss kerfi.  

„Dreymandi um hunda“ frá árunum 2016–19 er frábrugðið 
fyrrnefndum verkum Carls að því leyti að upphafspunktur  
þess á sér ekki augljósa fyrirmynd í náttúrunni. Verkið 
hefur þó til að bera náttúrulega skírskotun í því hvernig það 
byggist upp á endurtekningu forma sem ræður vaxtarlagi 
þess. Þá er efniviðurinn lífrænn, það er, verkið er mótað úr 
pappír sem listamaðurinn fann í nágrenni vinnustofu sinnar 
á sínum tíma. Verkið er einkum áhugavert fyrir þann eigin-
leika að brjóta upp hugmyndina um ytra og innra yfirborð. 
Heildarform þess flækist í kringum og inn í sjálft sig, um leið 
og byggingareiningar leggjast þannig saman að ógerningur 
er að segja hvað snýr upp eða niður, fram eða aftur, inn eða 
út. Verkið er létt og svífandi en tekur samt sinn sess sem 
krefjandi form og áhrifamikill skúlptúr. Áþekkar hugleiðingar 
um eðli skúlptúrs og áhrif forma koma fram í röð lítilla 
pappírsverka frá 2015-16, nokkurs konar skissa eða tilrauna 
með samspil pósitífs og negatífs rýmis, innra og ytra byrðis, 
hins lífræna og hins geómetríska, manns og náttúru. 

„Áheyrn“ frá árinu 2020 er meðal annars búið til úr banana
kössum. Carl skar pappann niður í ræmur, bleytti og lagði yfir 
lífræn form sem hann hafði mótað með einsleitum grunn-
einingum. Eins og „Dreymandi um hunda“ byggist verkið á 
endurtekningu sem ræður nokkru um hið endanlega form. 
Það hefur í fljótu bragði til að bera nokkur líkindi við högg-
myndir fyrri kynslóða listamanna frá því um miðja 20. öld og 
undirstrikar samtal við listasöguna sem Carl fer ekki í felur 
með. Efnisval hans og verkferli er þó mjög í hans anda og 
í takt við samtímakenningar um nýja efniskennd, þar sem 
unnið er á móti tvíhyggju eins og að skipta hlutum annað-
hvort í form eða innihald, manngert eða náttúrulegt. Verk 
hans endurspegla hugleiðingar um vægi efnisvals gagnvart 
formi, að þar geti listamaðurinn ekki bara notað efni til þess 
að þjóna sínum formræna tilgangi, heldur beri efnið sjálft 
með sér eiginleika sem verða órjúfanlegur þáttur í virkni og 
merkingu verksins. 

Með því að nota brons í verk sín hellir Carl sér á bólakaf í 
arfleifð höggmyndalistar. Þetta sígilda efni hefur verið notað 
í afsteypur í aldaraðir, málmurinn hefur þá eiginleika að 
vera sveigjanlegur og því auðvelt að móta og þar sem hann 
er málmblanda stenst efnið betur tæringu. „Umbreyttur 
orðaforði“ er elsta verk Carls á sýningunni, frá 2014. Hér 
vinnur hann nánast með raunstærð þeirra fyrirbæra sem 
hann hefur fundið í náttúrunni, sem fyrr eru það greinar 
og lauf. Heiti verksins gefur til kynna hugmyndir Carls um 
tengsl tungumáls, náttúru og skúlptúrs. Það er eins og hann 
horfi til náttúrunnar líkt og orðabókar sem í heild sinni hefur 
enga merkingu en með ólíkum samsetningum orðanna eða 
eininganna sem þar er að finna – með því að greina þau kerfi 
sem þar eru að verki – megi skynja merkingarbæra heild. 
Þessi tafsama rannsóknarvinna liggur til grundvallar verk-
um Carls. Hann prófar sig áfram með hægð og yfirvegun 
og smám saman nær hann einhverskonar heildarmynd sem 
kann að opna okkur nýjan sannleika, þó ekki nema ofurlítinn 
hluta sem getur staðið fyrir stærri heild.

Markús Þór Andrésson, sýningarstjóri

The work “The Biggest Lightest Thing” from 2021, also has 
its origins in a walk taken by Carl, this time in Öskjuhlíð, where 
he stumbled across an interesting spruce shoot. As often in 
nature, the shoot shows a charming formalism, or algorithm, 
in the spirit of what mathematicians like Fibonacci defined and 
controls the growth of the plant. Carl uses this form to create 
a giant sculpture, rising over three metres from the floor. The 
work brings the viewer into the artist’s studio and offers a 
direct insight into the creative process. Here, he has used a 3-D 
scanner to divide the dainty form into slices which he cuts from 
Styrofoam. When each Styrofoam disk falls into place, the work 
almost assembles itself. The size, the mechanical construction, 
as well as the environmentally unfriendly material, create an 
exciting conflict with the delicate and natural original.

“Same as Yesterday Tomorrow ” from 2021 further underlines 
Carl’s emphasis on his thinking about the process. This is a 
frame, an interphase or a prelude to the work that has yet to 
be made – and may never be finished. This time, the original is 
a dried leaf, a concave form with an intriguing outer and inner 
surface. The plaster cast comes in a few pieces that are spliced 
together, as is normal in the making of larger sculptures, and 
plaster or concrete is then poured into. All three new works are 
an enlargement of small and impermanent objects that Carl 
has found in nature. They pique his interest in further scrutinis-
ing small things, creating a sort of exercise in super-mindful-
ness where time, presence, repetition, physical exertion and 
reflection come together. The works all offer a different insight 
into the creation process, where the artist’s observation into 
nature becomes the viewers’ observation into sculpture. Both 
involve an insight into certain systems.

“Daydreaming About Dogs” from 2016–19 is different from 
Carl’s aforementioned works in that it doesn’t have an obvious 
starting point in nature. However, the work has a natural refer-
ence, it is constructed from repeated forms that control its 
shape. The material is also organic, that is, the work is shaped 
from paper that the artist found near his studio. The work is 
interesting in particular because it does away with the idea of 
an inner and outer surface. Its complete form is tangled around 
and into itself, and the structural units are assembled in a way 
that makes it impossible to say what is up and down, front or 
back, in or out. The work is light and airy but still takes up room 
as a challenging form and an impressive sculpture. Similar 
speculations on the nature of sculpture and the effect of form 
appear in a series of small paper works from 2015–16, some 
sort of sketches or experiments with the interaction of positive 
and negative space, inner and outer layers, the organic and the 
geometric, man and nature. 

“Hearing” from 2020 is created from banana boxes, among 
other materials. Carl cut the paper into strips, wet them and 
layered onto organic forms, built with homogenic shapes. Just 
as in “Daydreaming About Dogs” the work’s structure and form 
rely on repetition. At first, the work appears kind of similar to 
sculptures of previous generations of artists around the middle 
of the 20th century and it underlines a dialogue with art history 
that Carl doesn’t try to hide. However, his choice of material 
and work process is very much his own and in line with con-
temporary theories about a new materiality, with an opposition 
against dualism like dividing things into either form or con-
tent, manmade or natural. Carl’s works reflect musings on the 
significance of choice of material regarding the form, that the 
artist can’t just use a material to serve its purpose form-wise, 
the material itself must have qualities that become an insepa-
rable part of the function and meaning of the work.

By using bronze in his works, Carl dives into the sculpture heri-
tage. This classic material has been used to make casts for cen-
turies, the metal is flexible and therefore easy to shape, and as 
it is an alloy, the material is more corrosion resistant. “Modified 
Vocabulary” is Carl’s oldest work in the exhibition, from 2014. 
Here, he works with practically the actual size of the things 
he finds in nature, again it is branches and leaves. The title 
indicates Carl’s ideas about the connection between language, 
nature and sculpture. He appears to view nature as a dictionary 
that has no meaning as a whole but with different combinations 
of the words, or the units, found there – by analysing the under-
lying systems – a meaningful whole can be perceived. This time-
consuming research is the basis of Carl’s work. He experiments 
slowly and deliberately and gradually pieces together some 
sort of overall view that may open up a new truth, even if it’s just 
a tiny part that can represent a bigger whole. 

Markús Þór Andrésson, curator

listasafnreykjavikur.is
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