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Parajanov är en strålande representant för den poetiska 
fi lmen — ett förhållningssätt inom konsten som betonar 
symbolik, visuella metaforer, rim och upprepningar- 
snarare än ett berättande där handlingen styr. 

 Men hans fi lmskapande började inte så. 
År 1952 inledde Parajanov sin karriär vid Dovzhenko 
fi lminstitutet i Kiev, där han arbetade som assistent och 
regissör inom den då dominerande stilen socialistisk 
realism. Hans genombrott kom långt senare med De 
blodröda hästarna (1964), en fi lm som gav honom 
internationellt erkännande och visade på en ny radikal 
konstnärlig röst. Ett år senare, 1965, började han arbetet 
med Kiev Fresker. Filmen kom aldrig att spelas in, men de 
bevarade fi lmtesterna visar ett stilistiskt skift e. Här började 
Parajanov forma sitt fi lmspråk — ett visuellt uttryck 
som snart skulle defi niera Granatäpplets färg (1969).

 I Kiev Fresker föreställer sig Parajanov 
paradoxalt nog fi lmens rum som bildkonst. Även om 
fi lm alltid utspelar sig i tid och rum, använde han 
statiska referenser och skapade bilder som nästan 
är arkitektoniska, som fresker. Hans arbetsprocess 
kan anas — att bygga upp scener under inspelningen 
och sedan skapa på nytt vid klippbordet. Detta är 
särskilt intressant idag när allting görs digitalt, då den 
analoga processen bokstavligen innebar att klippa och 
tejpa ihop fi lmremsor, rutor och scener för hand.

 Filmen beställdes som ett hyllningsverk till 
eft erkrigstidens Kiev, men manuset tog en oväntad 
vändning — en modern, eklektisk känsla som blandade 
amerikansk och fransk pop med Röda arméns sånger 
och ortodoxa hymner som ljudspår. Scenerna fi lmades 
motvit bakgrund i studiomiljö. Aleksandr Antipenko, en 
student i fi lmfoto, bevarade de femton minuter långa 
fi lmscenerna som en del av sitt examensarbete. När 
Parajanov senare fi ck upprättelse och åter kunde hyllas, 
fi ck dessa fi lmfragment äntligen möta en bred publik.

 Redan i Kiev Fresker är det tydligt att 
Parajanov fokuserar på människokroppen, livets skörhet 
och en konst som kommer ur verklig erfarenhet.

Parajanov — kalejdoskopisk, surrealistisk, bångstyrig, 
älskare av livet och själva handlingen att leva. Han var 
inte en poet för en enda kultur, gemenskap eller regim; 
hans konstnärliga språk var vidsträckt, internationellt, 
monumentalt. Under sitt sista decennium levde 
Parajanov mestadels i Tbilisi, men han återvände oft a 
till Jerevan, särskilt eft er 1988, då de sovjetarmeniska 
kulturinstitutionerna till slut omfamnade honom. Detta 
var en tid där han fördjupade sig i bilder, minnen och 
föremål, omgiven av nära vänner som organiserade 
utställningar och visningar tillsammans med honom.

 Den sista fi lmen Parajanov arbetade med var 
Bekännelse, en meditation över barndom, minne och 
vision, med ett manus som hade sitt ursprung redan 
1969. Inspelningen påbörjades 1989 men avbröts 1990. 
Parajanovs hälsa hindrade honom från att fullfölja arbetet.

 Genom engagemanget från hans nära vän, 
fotografen och curatorn Zaven Sargsyan, kunde Parajanov-
museet öppna i Jerevan 1991. Tillsammans började de bygga 
och vårda Parajanovs arv i ett hus vars dörrar än i dag är 
öppna för besökare. Nästan allt som visas i denna utställning 
kommer från museet, åtföljt av en fi lm som dokumenterar 
dess historia. Ett enormt arkiv fi nns kvar: fi lmer, intervjuer, 
fotografi er, brev från lägren och otaliga dokument som ger 
inblick i ett liv som både var begränsat och fl ammande. 

 Parajanovs konst fi ck till slut sitt breda 
erkännande och fortsätter att inspirera konst och 
kulturskapare världen över. Den omfamnas idag 
av många, ibland oförenliga, grupper. I Sverige 
har Parajanovs närvaro främst varit genom fi lmen; 
i utställningsform visas hans konst nu för första gången.

 Visad på Södertälje konsthall, i en tid 
präglad av stark polarisering, kräver hans liv och konst 
empati. Den uppmanar oss att stå emot splittring och 
samtidigt vårda vår motståndskraft   och våra visioner. 
I en tid då det mer än någonsin är viktigt att stå upp 
för sina övertygelser,  manar Parajanovs liv och verk 
oss att fortsätta drömma, fortsätta se världen, inte bara 
sådan den är, utan sådan den skulle kunna vara.

År 1966 bjöd Armenien in Sergej Parajanov att skapa en fi lm 
om 1700-talets mest berömda nationella ashugh, Sayat-Nova. 
Uppdraget, som kom till för att markera 50-årsjubileet 
av Oktoberrevolutionen, gav Parajanov — redan 
internationellt hyllad — i uppgift  att berätta en 
historia om broderskap mellan tre sovjetrepubliker: 
Armenien, Georgien och Azerbajdzjan.

 För att förbereda sig reste Parajanov genom 
landet, besökte kloster och naturområden, fördjupade sig 
allt mer i Armeniens historia och språk, och mötte till och 
med katholikos (ärkebiskopen). Han fi ck tillåtelse att låna 
heliga föremål till fi lmen av kyrkans överhuvud. Ett mycket 
generöst stöd för att uppfylla de konstnärliga visionerna.

Ashugh — sångare, poet och skald — var skickliga 
på muntligt berättande, ackompanjerade av instrument 
som kamancha, chongur eller tambura. Fenomenet fi nns i 
armeniska, persiska, azerbajdzjanska, turkiska och georgiska 
traditioner och förkroppsligar en gemensam kulturell anda. 
Bland dessa var Sayat-Nova en av de mest hyllade. Hans 
namn betyder, översatt från persiska, “melodijägaren”.

 Sayat-Nova, född Harutyun Sayadian, vävde 
samman medeltida armenisk poesi med orientaliska 
melodier och förfi nade konsten genom rytm, rim, starkt 
bildspråk och metaforer. Han bemästrade kalligrafi  och 
talade fl era språk. Han sjöng på samtliga språk och blandade 
dem oft a. Som hovpoet följde han Georgiens kung Irakli 
II på resor till Afghanistan, kanske till och med Indien, 
innan han förälskade sig i kungens syster, prinsessan Anna. 
Till henne tillägnade han sina sånger — men hon svarade 
honom inte. Han blev avskedad från hovet och gick i 
kloster. Han slutade sjunga och ägnade sina sista år till att 
kopiera medeltida manuskript. Filmen — skapad av en poet 
(Parajanov) om en annan (Sayat-Nova) — berättar om hur 
ashughen växte upp, hans kärlek, klosterlivet och döden.

 Fängslad av poetens liv och konst gick Parajanov 
helhjärtat in i projektet. Med sin enastående skaparkraft  
tecknade han varje bildruta och scen, designade kostymer 
och rekvisita, valde icke-professionella skådespelare 
och byggde en visuell värld. Inga specialeff ekter, inget 
iscensatt ljus, bara levda erfarenheter. Han beskrev 
fi lmen som en “smyckeskrin”, överfull av manuskript 
och bilder,ett överfl öd av skönhet, utformad som en 
miniatyrmålning — tyst, orörlig, men levande. Utan 
dialog förlitar sig fi lmen på den österländska teaterns 
plastiska uttryck, naturliga ljud, religiösa sånger och 
musique concrète av kompositören Tigran Mansurian. 
Arkitektur, myt, folk-konst och musik formar bildspråket.

 Huvudrollen som Sayat-Nova gavs till den 
georgiska skådespelerskan Sofi ko Chiaurelli. Hon spelade 
inte bara poeten, utan också prinsessan Anna och fyra andra 
roller.Likt älskande i persiska miniatyrer, där ansiktena är 
identiska, suddade Parajanov ut gränsen mellan identiteter 
och kön. Det är inte förvånande att detta djärva konstnärliga 
val väckte skandal hos sovjetiska myndigheter. I Moskva 
fördömdes fi lmen. Tjänstemännen krävde att Sayat-Novas 
namn skulle tas bort. Filmen fi ck titeln Granatäpplets färg, 
tilldelades den lägsta distributionskategorin och fi ck endast 
visas i Armenien. Senare fi ck regissören Sergej Jutkevitj 
i uppdrag att klippa om den för bredare distribution. Han 
tillförde en linjär berättelse genom textrutor men bevarade 
ändå den miniatyrliknande strukturen. Parajanov blev 
upprörd över förändringarna men erkände senare en 
viss tacksamhet — eft ersom fi lmen åtminstone kunde 
visas. Filmen blev en milstolpe i armenisk fi lmhistoria.

 Tiderna ändras — inte bara Sovjetunionen 
upplöstes, utan fi lmen har gått från att vara analog till 
att bli digital. Under denna övergång återupptäcktes 
omkring hundra rullar med originalnegativ på 35mm fi lm 
— censurerade borttagna scener, kamera- och fi lmtester 
från Granatäpplets färg. Under ledning av forskaren 
och fi lmskaparen Daniel Bird har olika armeniska och 
internationella fi lmorganisationer skannat, katalogiserat, 
digitaliserat och restaurerat detta arkivmaterial.

 I denna del av utställningen presenteras de 
tillsammans med fi lmfragment, rekvisita, collage och 
affi  scher, och visar råmaterialet bakom Parajanovs 
vision: hans användning av icke-linjär klippning, collage, 
bildkompositioner och de fantasifulla övergångarna.

De blodröda hästarna (1964) bygger på Mykhailo 
Kotsiubynskyjs roman från 1911, som utspelar sig 
hos hutsul-folket i Karpaterna. Romanen handlar 
om den tragiska kärlekshistorien om Ivan och 
Marichka, barn från två rivaliserande familjer. När 
Marichka drunknar i en fl od blir Ivan förföljd av sin 
sorg. Han gift er sig med Palahna, men sorgen från 
första äktenskapet går inte över och berättelsen 
handlar om sorg, minne, öde och förlust.

Filmen blev en milstolpe i ukrainsk fi lmhistoria. 
Den överraskade publiken med sprakande 
färger, det banbrytande kameratekniken av Jurij 
Iljenko och sin djupa förankring i hutsulkulturen. 
Parajanov levde bland hutsulerna, studerade deras 
seder och bjöd in dem att delta i fi lmen. Förutom 
huvudrollerna spelades alla andra karaktärer 
av verkliga hutsuler. Filmen spelades in på ukrainsk 
hutsuldialekt, och dubbades inte till ryska.

Vid premiären hyllades De blodröda hästarna
världen över som ett mästerverk inom den poetiska 
och magiska realismens fi lm. Dess teman — liv och 
död, olycklig kärlek, öde och frihet, det andliga 
och det jordiska — återkom i Parajanovs senare 
verk. Den svenska premiären ägde rum den 25 
januari 1967 på biografen Puck i Stockholm.

Mitt misstag är 
väl kanske att jag 
föddes. Sedan 
såg jag molnen, 
min vackra mor, 
bergen, en katedral, 
regnbågens färger 
— allt detta från 
barndomens balkong. 
Och för allt detta 
måste man betala.

Zaven Sargsyan
Porträtt av Sergej 
Parajanov
1985

Sergej Parajanov
Kiev Fresker

Stillbild från fi lmen

Färgtest 
för Sayat-
Nova
1966–1969



Att vara dissident var i sig en dom. Parajanov var vän 
med många dissidenter. Även om han själv inte helt 
kunde kallas dissident föredrog många att undvika en 
man som, som han själv uttryckte det, “inte tyckte om 
den moderna färgen — grå”. Men han stod inte ensam. 
Ett nätverk av kollegor och beundrare, både inom 
landet och utomlands, försvarade honom, skrev brev, 
samlade in pengar och organiserade fi lmvisningar 
för att stötta honom. Bland dem fanns Vysotskij, 
Tarkovskij, Lili Brik, Chutsiev, Mikhail Vartanov — 
gestalter som hade avgörande roller i kampen för 
hans frigivning. En internationell kampanj tog form, 
där namn som Truff aut, Buñuel, Pasolini, Antonioni, 
Fellini och Godard deltog. Vid Venedigbiennalen 1977 
visades till exempel ett särskilt program med hans 
fi lmer som en protest mot fängslandet av honom.

Parajanov kunde inte lämna Sovjetunionen förrän 
1988, när glasnost till slut öppnade gränserna — 
bara två år före statens kollaps. Livet i ett slutet 
system var ambivalent: det formade och närde 
honom, men det straff ade och fängslade honom 
också. Han var aldrig partimedlem, men det 
var Partiet som både fängslade och senare 
frigav honom. Den franske poeten, surrealisten 
och revolutionären Louis Aragon, en ledande 
fi gur inom Frankrikes kommunistparti, spelade 
en avgörande roll för att säkra hans frigivning 
genom en personlig vädjan till Leonid Brezjnev. 
Att bevilja hans frigivning gjorde det möjligt för 
Sovjet att framstå som välvilligt inför sina allierade, 
utan att underminera den inhemska auktoriteten, 
och tjänade därmed som internationell 
propaganda. Senare samma år reste Parajanov 
till New York Film Festival med Asjik Kerib, eft er 
visningar i Venedig, München och Rotterdam. 

Sergej Parajanov 
Amerika i Lenins ögon
1988

Papperscollage

Sergej Parajanov 
med poeten och sångaren 
Vladimir Vysotskij
1979

Från Jurij Mechitovs fotoarkiv

Sergej Parajanov (1924—1990) var fi lmregissör, 
manusförfattare och konstnär. Han omformade 
fi lmens språk och vidgade gränserna mellan 
olika konstformer. Genom att avvisa sovjetisk 
propaganda och strikta hierarkier skapade han fi lmer 
och konstverk som fungerade som visuell poesi — 
fyllda av symbolik, laddade med frihet och starkt 
präglade av en kompromisslös, personlig ikonografi .

 Parajanovs liv och karriär präglades 
av motsättningar: han blev både hyllad och censurerad, 
älskad och förföljd, beundrad och fördömd. Hans värld 
formades av kontraster — mellan erkännande och förtryck, 
fantasi och brist på resurser, ensam kamp och kollektivets 
festlingheter, systemets fördelar och dess brutalitet. 
Han genomled fängelse och förföljelse men fann också 
stöd hos kollegor, vänner och grannar som höll hans 
skaparkraft  levande. Ambivalensen krävde ständiga 
kompromisser mellan överlevnad och konstnärlig sanning.

 Hyllad som en konstnär som förkroppsligade 
fl era kulturer — armenisk, ukrainsk och georgisk — 
överskred Parajanovs verk gränser och identiteter 
och lämnade ett arv som fortsatt inspirerar konstnärer, 
fi lmskapare och kreatörer världen över. A Right to Dream
betonar både Parajanovs betydande infl ytande historiskt 
och hans samtida relevans. Utställningen placerar hans 
arbete i sin tids politiska och konstnärliga kontext 
och använder ett biografi skt berättargrepp för att nå 
en publik som kanske möter hans arv för första gången.

Sarkis Parajanian föddes i Tbilisi, Georgien, i en 
armenisk familj. Hans far, Iosif, var antikhandlare och 
konstkännare, och hans mor, Siranush, var hemmafru. 
Uppväxten i Tbilisi — en korsväg för kulturer, religioner 
och politiska infl uenser — innebar en rik, mångspråkig 
och mångkulturell miljö. Hemmet var fyllt av vackra 
saker,kultur och en mångfald av material, men var ständigt 
hotat av myndigheternas räder mot faderna verksamhet. 
Familjen antog så småningom en mer “ryssifi erad” form 
av eft ernamnet, Parajanov — ett vanligt drag i tsartid och 
sovjettid för att undvika myndigheternas uppmärksamhet 
och skapa bättre professionella förutsättningar.

 Parajanov arbetade inom många områden innan 
han blev fi lmskapare: folkdans och balett, violin och sång vid 
musikskolan, arbete som tekniker på en leksaksfabrik och 
studier vid Järnvägsinstitutet. Det var först under studierna 
vid VGIK (Allunionens statliga institut för kinematografi ) 
1945—1952, under påverkan av sina mentorer, som han fann 
sin väg till fi lmkonsten och det internationella erkännande 
som däreft er följde. Här grundlades skapandet av hans 
ikoniska fi lmer: De blodröda hästarna (1964), Granatäpplets 
färg (1969), Legenden om Surams fästning (1984), Asjik 
Kerib (1988) — samt otaliga collage, teckningar och verk i 
blandteknik, i dag bevarade på hans museum i Jerevan 

 Parajanovs privatliv präglades av både kärlek 
och förluster. Hans första äktenskap med Nigyar Kerimova 
slutade tragiskt eft er att deras familjer var emot äktenskapet. 
Senare gift e han sig med Svetlana Sherbatiuk, mor 
till hans son Suren, som länge stod vid hans sida även 
om äktenskapet slutade i skilsmässa. Parajanov var en 
oförutsägbar person i ett samhälle som krävde lydnad och 
likriktning, och hans excentriska infall uppfattades oft a 
som absurda. Familjens hus, med den berömda balkongen, 
blev under många år en plats för gästfrihet — öppen 
för grannar, kollegor, främlingar och vänner. Hemmet 
fungerade som en scen för improvisationer och som fristad 
för många kreatörer. Doft en av frihet, musikens klang och 
ekot från festligheter och allvar var alltid närvarande. 

I A Right to Dream vävs fi lm, collage, teckning och 
arkivmaterial samman och lyft er fram Sergej Parajanovs 
tvärdisciplinära arbetssätt. Utställningen visar på 
ständigt utbyte mellan olika uttrycksmedel och poesi. 

 Collage var centralt i Parajanovs fi lmiska språk. 
Han byggde noggrant upp sina bildrutor som tablåer, 
där lager på lager skapade ett eget fi lmiskt uttryck. Hans 
“fi lmcollage” suddar ut gränserna mellan måleri, fotografi  
och fi lm och förvandlar varje bildruta till en performativ 
och poetisk plats. En berättelse förmedlas via visuella 
sammanställningar snarare än genom traditionell klippning 
och dialog. Här förmedlas känsla och berättelse genom 
visuella sammanställningar snarare än genom traditionell 
klippning eller dialog. Han beskrev sina collage och 
assemblage som “komprimerade fi lmer”. Han hämtade 
inspiration både från västerländska och österländska 
konsthistoriska traditioner, liksom från litteratur, musik, 
fi losofi , arkitektur och folkkonst. Parajanovs konst 
präglas av ett universellt tilltal där människans existens, 
liv och död, ritualer och poetisk fantasi står i centrum.

 Dessa beröringspunkter sträckte sig även 
till hans rollbesättningar: många av skådespelarna var 
icke-professionella och rekryterades bland grannar, 
kollegor och vänner. Parajanov värdesatte sitt lokala 
sammanhang och kritiserade oft a det system som var 
fi entligt mot poesin, stelt i formen och inriktat på att tysta 
konstnärens röst. På så sätt skapade han fi lmer som till 
det yttre kunde påminna om socialistisk realism, men 
som samtidigt fjärmade sig från dess verklighetsbild.

 Parajanovs skapelsevärld är fl ytande och 
surrealistisk: könsroller förskjuts, tiden löper bortom 
linjära strukturer, föremål förvandlas, och det välbekanta 
blir både främmande och suggestivt. Hans verk bygger 
på upprepning som metod, vilket skapar synkronicitet 
och oväntade associationer — något som framträder 
allt starkare för varje gång verken upplevs på nytt.

Parajanov älskade sin mor djupt och beskrev oft a 
hennes värme och hängivenhet som grunden för 
sitt känsloliv. Detta band följde honom hela livet 
och sågs också i de föremål han omgav sig med och 
de ritualer han hängav sig åt. Som barn, under en 
plötslig räd mot hemmet, tvingades unge Sarkis 
svälja moderns smycken. Han återgav händelsen 
senare med teatral humor, att han “plötsligt fått ett 
stort värde”, medan modern oroligt följde honom 
med en potta. På så sätt förvandlade han ett 
skrämmande minne till en kärleksfull familjelegend.

Många av Parajanovs porträtt iscensattes av honom 
själv. Så fort en kamera fanns till hands improviserade 
han med dräkter och material. Fotografen Jurij 
Mechitov skapade många av dessa ikoniska bilder, 
som har blivit de mest spridda representationerna 
av konstnären. För Parajanov var livet självt ett 
konstverk. Att klä ut sig var inte en fråga om mode, 
utan om att leva teatralt — att sudda ut gränsen 
mellan vardagen och konsten. Med dräkter, rekvisita 
och poser förvandlade han vardagliga ögonblick till 
poetiska uppslag. Hans självporträtt visar honom 
både som sig själv och som “den andre” och speglar 
hemmets karnevaliska anda, det symboliska 
bildspråket och hans obändiga kärlek till livet.

Filmen Asjik Kerib (1988) bygger på Michail 
Lermontovs 1800-talshistoria med samma namn 
och är tillägnad Parajanovs nära vän Andrej Tarkovskij. 
Det blev hans sista fullbordade fi lm och skildrar en 
gripande kärlekshistoria om en ung, fattig ashugh vars 
kärlek och musik övervinner både tid och avstånd.

Filmen är också ett tydligt exempel 
på Parajanovs okonventionella rollbesättning. 
Huvudrollsinnehavaren Jurij Mgoyan hade ingen 
skådespelarutbildning och hade aldrig tidigare 
stått framför en kamera, men Parajanov fängslades 
omedelbart av hans närvaro och karaktär. Enligt en 
anekdot, typisk för Parajanov, möttes de kort eft er 
att Mgoyan kommit ut från fängelset och stod inför 
sitt bröllop. Parajanov övertalade honom att raka av 
sitt långa hår — en handling med särskild betydelse 
eft ersom håret för många fångar symboliserar frihet 
och överlevnad. Parajanov, som själv hade erfarenhet 
av fängelse, såg i detta både styrka och hängivenhet. 
Tillsammans med Mgoyans naturliga karisma gjorde 
det honom till en idealisk samarbetspartner.

Mgoyan kom från en stor kurdisk familj med sex 
bröder. Parajanov brukade skämtsamt säga att det 
var så trångt hemma hos dem att bröderna fi ck 
turas om att sitta i fängelset. När fi lmen senare 
belönades vid en festival i Venedig skickade 
Parajanovs vän och beundrare Yves Saint Laurent en 
kostym till Mgoyan, som han bar vid ceremonin.

Sergej Parajanov 
Jag sålde mitt sommarhus
1985

Collage. Fotografi er, 
vykortsutklipp, glitterslingor, 
knapp, urtavla

Jurij Mechitov
Porträtt av Sergej 
Parajanov
1985

Sergej Parajanov
Variation 
inspirerad 
av Pinturicchio 
och Raphael
1989

Collage. 
Papper, metall, 
pärlemor, skal

De verk som Parajanov skapade under sina år i fängelse, 
eft er uteslutningen ur Filmskaparförbundet och 
fi lmförbudet har en särskild betydelse i hans praktik. 
Även under de mest outhärdliga och förnedrande 
förhållandena i arbetslägret — dit han skickades 1974 i 
fem år, anklagad för allt från “homosexuella relationer” 
till “stöd för ukrainsk nationalism” tillsammans med 
en rad andra fabricerade åtal avsedda att skrämma och 
utplåna fria tänkare och skapare — slutade han aldrig 
att arbeta. Ett system som en gång belönade ambition 
genom att kräva att man anpassade sitt eft ernamn, hade 
från början ingen plats för självständiga själar, medan 
feghet, nepotism och korruption bland tjänstemän, 
rädda att förlora sina positioner, saknade gränser.

 Parajanov dolde aldrig sin sexualitet eller sina 
tillgivenheter för många människor, men han förvandlade 
dem oft a till skämt, fars eller provokation. Även om han 
aldrig själv off entligt “kom ut” tvingades han att erkänna 
skuld under en sluten rättegång. Samtidigt dolde han inte 
sin politiska hållning mot den russifi eringspolitik som 
påtvingades i den ukrainska SSR (Ukrainska socialistiska 
sovjetrepubliken). Hans motiv — mytiska, djärva, kroppsliga 
och djupt sammanfl ätade med religiösa och folkloristiska 
traditioner — ansågs farliga av en regim som främjade 
språklig och ideologisk enhetlighet. Parajanov var frispråkig 
och upprorisk mot myndigheternas försök att diktera och 
kontrollera varje aspekt av den konstnärliga friheten. 

 I fängelset arbetade han med de material 
han kunde hitta: han sydde dockor av säckväv, ritade på 
fragment av omslagspapper, tändsticksaskar och spelkort, 
skapade stilleben av torkade blommor han plockat 
på promenader och använde sig av mjölkfl askornas 
kapsyler. Eft er sin frigivning återvände han till collage 
och måleri, återvände till kulturella ikoner som “Mona 
Lisa” och fortsatte det minutiösa, intima språk av 
iakttagelse och motstånd som formats i fångenskapet.

 I fängelset blev konsten ett medel för 
överlevnad och trots, destillerad till tecken, symboler 
och intima, nästan dagboksartade gester. Dessa verk 
var personliga och ömtåliga, en dialog med honom själv, 
med medfångar, med de som stod honom närmast. 
Parajanov brukade säga att det var där han lärde sig att 
lyssna, att bikta (andra också), och att samla otaliga 
livsberättelser som kunde bli nya fi lmmanus.

Ett minne av sitt första möte med Gioconda dök upp 
i en oväntad form för Parajanov i lägret. På ryggen 
av en medfånge verkade en tatuering av Mona Lisa
komma till liv — hon log när mannen höjde armarna, 
blev allvarlig när han böjde sig, och smålog när han 
kliade sig bakom örat. Detta samspel satte igång 
Parajanovs fantasi och fi ck honom att be vänner 
skicka reproduktioner av Mona Lisa till lägret. Dessa 
förvandlade han sedan till invecklade collage.

Sergej Parajanov 
Två profilbilder
1988

Papperscollage
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