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Paris olika kvarter: Områden som ligger alldeles intill varandra kan vara helt olika. 

I somras åkte jag ofta till metro Pigalle istället för Saint-Georges på vägen hem, och 

tog rue Henri Monnier neråt. Först befinner man sig i centrum av Paris red light 

district, gatan kantas av nedgångna barer, sexshopar och peepshow-ställen. Efter 

knappt hundra meter går området över i städat medelklassområde med fina hotell 

och dyra antik- och ostbutiker. Samma sak i närheten av där jag bor nu: om man till 

exempel tar boulevard de Magenta upp till bröllopsbutiksdistriktet, där det bara finns 

affärer med brudklänningar, slöjor, frackar, bröllopsskor, belysning och olika typer av 

stommar till bröllopstårtor. Svänger man sedan neråt igen mot République kommer 

man till området med enbart kinesiska barnmodegrossister. Tydligen ägs butikerna 

av kinesiska maffian, kanske är det därför man inte får fotografera dem eller deras 

skyltfönster. De har namn som Mini-Mode, Fanny Look, Top Child II, Go Star, Junior 

International och Licence Kid. Längre ner kring Chateau d’Eau ligger de afrikanska 

kvarteren, där det i stort sett bara finns hårfrisörskor och nagelsalonger. Bara svarta 

skyltdockor i fönstren, och på gatorna utanför blåser konstgjort hår i olika färger 

omkring.

Att beskriva sitt konstärliga arbete och dess underliggande mekanismer är svårt. Jag 

upplever ofta det redogörande och analytiska skrivandet som begränsat, en känsla 

av otillräcklighet och av att inte ha fått med det centrala i ett sammanhang drabbar 

mig. Konsten kommunicerar på andra villkor än språket, även om de är beroende av 

varandras existens. Förhållandet dem emellan är intressant. Man kan samtala kring 

ett bra konstverk men aldrig med ord förmedla exakt vad verket i sig förmedlar. Vi är 

oerhört beroende av språket, det är ett snabbt och effektivt sätt att kommunicera, men 

vi tenderar att glömma bort dess otillräcklighet i vissa lägen. Roland Barthes sista 

bok, Camera Lucida (”Det ljusa rummet”, utgiven 1980) handlar delvis om detta. 

Där diskuteras hur en bild, till skillnad från den informativa funktion Barthes kallar 

bildens ”studium”, även kan ha en ”punctum”-funktion som innebär att den ”träffar” 

eller berör på ett mer personligt och svårdefinierbart sätt. I början av boken, innan han 

lyckats lokalisera bildernas punctum-effekt, beskriver Barthes det som att han kört 

fast analytiskt (s. 7): ”I found myself at an impasse and, so to speak, ’scientifically’ 

alone and disarmed”. Jag har funderat mycket över varför vissa bilder berör mig, me-

dan andra till synes likadana kan lämna mig helt oberörd. Vad detta något är och hur 

det opererar, denna detalj eller förmåga i en bild som stör eller attraherar, som väcker 

något i en eller som kan få en att älska en viss bild, är vad Barthes försöker utreda. 

Samtidigt återkommer han hela tiden till omöjligheten i detta, till att attraktionen till 

Bild 2-3: Aubrey Beardsley, illustrationer till “Sa-
lome” av Oscar Wilde, 1894
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stor del handlar om just obenämnbarheten (s. 51): ”What I can name can not really 

prick me. The incapacity to name is a good symptom of disturbance”.

Jag reviderar och ändrar hela tiden det fundamentala innehållet i mitt arbete alltefter-

som jag går genom olika faser, därför är det svårt att redogöra exakt för vad arbetet 

handlar om. Syftet är att inte tröttna, att akta mig för upprepningar och att det konst-

närliga arbetet blir förutsägbart eller inrutat. I en video jag såg på Galerie Air de Paris 

(rue Louise Weiss, Paris, juni 2006) citerades den franske poeten Mallarmé: ”To name 

something is to deprive yourself of three fourths of the pleasure”. Det är det jag menar. 

Genom konsten testar och utvidgar man hela tiden sin identitet och förståelse av om-

världen genom att gå in i och ut ur olika roller och världar. En del av förutsättningen 

för utvecklingen inom, och lockelsen med, att göra konst är att inte veta exakt vad 

man håller på med eller är på väg.

All I wanted was to be your housewife I’ll iron your clothes I’ll shine your shoes I’ll 

make your bed And cook your food I’ll never cheat I’ll be the best girl you’ll ever meet 

And for a diamond ring I’ll do these kinds of things I’ll scrub your floor Never be a 

bore I’ll tuck you in I do not snore I’d wear your black eyes Bake you apple pies I don’t 

ask why And I’ll try not to cry I’ll always be by your side Even when you’re down and 

out I’ll always be by your side Even when you’re down and out It’s nearly midnight 

And all i want with my life Is to be a housewife Is to be a housewife 
1

Tiden på Konstfack har jag ägnat åt att undersöka och vidareutveckla mitt intresse 

för visuell och tredimensionell gestaltning, både på ett praktiskt och teoretiskt plan. 

Jag har involverat nytt material och nya medier i arbetet, men också försökt skärpa 

min medvetenhet om vad jag är intresserad av och hur jag vill förmedla det till en 

betraktare. Kortfattat kan man säga att jag är intresserad av representation och kom-

munikation, och att jag i mina arbeten undersökt olika typer av estetik och utseenden 

för att öka min förståelse för omvärlden och verkligheten. Hur en bilds eller en texts 

värde ändras beroende på kontext och tidpunkt intresserar mig. Svårigheterna med 

kommunikation, både generellt och mer specifikt i förhållandet konstnär - betraktare, 

är något jag försöker förhålla mig till. Att beskriva en komplexitet har varit viktigt, 

både i presentationen och ämnet. Arbetena har ofta en lättillgänglig visuell nivå, och 

en mer komplicerad innehållslig nivå som når fram individuellt beroende på betrak-

tarens intresse och förkunskaper. Mitt syfte med verken är inte att säga en enda sak, 

Bild 1-3: Aubrey Beardsley, illustrationer till “Sa-
lome” av Oscar Wilde, 1894
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utan snarare att erbjuda ett antal tolkningsmöjligheter, genom en uppsättning ledtrådar 

eller pusselbitar man som betraktare kan använda lite som man vill. Det dubbla bud-

skapet intresserar mig, att göra betraktaren osäker på vad det är han / hon ser. Verken 

handlar alltså lika mycket om läsningens och förståelsens beroende av kontext och 

sammanhang, som de handlar om det ämne de refererar till.

Hej hej,

how are you? Recovered from adventures of the weekend? I’m fine, had a great stay 

but nice to be back in Paris as well... There’s something I really like about this city, 

don’t know exactly but been thinking of it a lot since I came back. I think it mainly 

has to do with the size and the diversity, that so many different things can go on 

at the same time and all be part of Paris. It’s fascinating, you can never grasp all 

that the city is about, it contains so many different worlds. Compared to Barcelona 

I mean, which seems more homogeneous to me... Of course it’s smaller too. What 

do you think?

Hi,

it’s nice hearing from you - and hearing how you enjoy being in paris. paris, a city i 

never learned to like (but it probably has a lot to do with its role in my previous rela-

tionship). anyway, barcelona is so controlled, so foreseable that it gets really boring 

after a while. you can guess pretty well what kind of people you’re gonna find in 

each place, how the general atmosphere would be, etc. as i told you, i’m really to 

leave -only i have to stay at least until the summer to finish my phd.

Souvenir
Arbetet ”I wish someone were waiting for me somewhere (A Cemetery Scenery)” gjorde 

jag i Paris sommaren 2006. Ämnet fungerade metaforiskt på ett personligt plan, jag 

var i färd med att begrava någonting och gå vidare in i en ny fas. Jag tror det var därför 

jag tyckte om att vara på kyrkogårdarna – de stora känslorna som förlust, sorg och 

krossade illusioner var tillåtna där. Gränsområdet mellan allvar och komik, mellan 
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det uppriktigt rörande och det patetiska, intresserar mig. Denna gråzon uppfattade jag 

som mer påtaglig på de franska kyrkogårdarna än på de svenska, speciellt i Paris där 

katolicismen och en stark ekonomi har bidragit till en utbredd bild- och dekoration-

skultur. Det finns också flera djurkyrkogårdar i och kring Paris, till exempel Cimetière 

des Chiens i Asnières, där gravarna är minst sagt personligt utformade och dekorerade. 

Den kyrkogårdsestetik eller ikonografi som förekommer, med minnesplaketter, skulp-

turer, bilder och typsnitt utformade på ett visst sätt, intresserade mig. Kyrkogårdarna, 

särskilt de mest berömda som Père Lachaise, Cimetière de Montmartre och Cimetière 

de Montparnasse, har en dubbel funktion idag. De är i lika hög grad turistattraktioner 

som fungerande begravningsplatser. Samma sak gäller de mest berömda kyrkorna, till 

exempel Notre Dame och Sacré Cœur, och vissa museer. Pågående, verkliga begravn-

ingar med högtidsklädda, sörjande människor vid sidan av fritidsklädda turistgrupper 

med kartor och kameror bidrar till en något bisarr stämning.

IT’S GIVE ONLY IT LOVE AWAY I DREAMED I WAS IN YOUR ROOM YOU 

SAID I’M MAKING DRAWINGS NOW AND WRITING SHORT STORIES THE 

ONLY THING THAT MATTERS IS COMMUNICATION WHEN WE HAD 

WATCHED THE MOVIE YOU SAID IT WAS BEAUTIFUL BUT THE WORLD 

IS NOT LIKE THAT THE RAIN STARTED FALLING THE TEARS STARTED 

FALLING WE KNEW WE HAD FOUND SOMETHING IT’S ONLY LOVE GIVE 

IT AWAY 2

		                                                                              

Efter ett text- och bildbaserat verk jag gjorde i Berlin under våren 2006 fortsatte jag 

att fundera kring förhållandet mellan bild och text, och hur språk, kultur och kontext 

påverkar läsningen av ett verk. Jag arbetade bland annat med de engelska fraserna 

ovan och försökte kombinera dem så de gick att tolka både var för sig och tillsammans. 

Jag ville också involvera bildmaterial, för att undersöka hur text- och bildelementen 

förhöll sig till varandra. Till en början var mitt problem att meningarna inte fungerade 

tillsammans, berättelsen tog överhanden och både sammansättningen av bilder och 

fraser kändes godtycklig. När jag flyttade till Paris i juni 2006 och började intressera 

mig för kyrkogårdarna och gravestetiken, insåg jag att jag kunde tillämpa de tankar 

och idéer jag haft kring text, bild och tolkning på detta material. Jag fotograferade 

mycket, ett material jag sedan kategoriserade och valde ut text och bildfragment ur. 

Till en början övervägde jag att översätta texterna till engelska för att göra verket mer 

tillgängligt, men jag insåg att det delvis var otillgängligheten jag ville åt. Känslan av 
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att stå inför ett chiffer som måste avkodas; så som jag upplevde det franska språket 

och samhället. Den sammansatta upplevelsen av utanförskap, som både frustrerar, 

lockar till förståelse och medför ett behagligt utrymme för egen fantasi och tolkning. 

Men anledningen var ocksa svårigheterna med att översätta ett material så bundet till 

ett visst språk och en viss kultur.

REGRETS
Jag valde istället korta franska fraser och ord, som det var möjligt att räkna ut be-

tydelsen av, men som också hade bibetydelser på svenska och engelska. Mitt syfte 

var att det inte skulle vara uppenbart var bilderna och texterna kom ifrån, att öppna 

upp materialet för tolkningar och få det att fungera lite som ett pussel. Reaktionerna 

på verket, en installation som visades på Konstfack i september 2006, varierade mel-

lan omedelbar förståelse av varifrån bild och text kom, till tolkningar av arbetet som 

något helt annat än ett kyrkogårdssceneri, till svårigheter att läsa verket på grund av 

det franska språket. Vissa uppfattade mitt val av estetik som problematiskt för att den 

bottnar i grafisk design, reklam, populärkultur och kitsch. Uttrycket kan upplevas 

som anti-intellektuellt, eller oförenligt med intentionen att också förmedla ett allvar. 

För mig syftar estetiken till att skapa igenkännlighet; reklamens text- och bildspråk är 

något vi alla känner igen från det offentliga och semioffentliga rummet. När formen 

kombineras med “fel” innehåll uppstår ett glapp, som skapar förvirring ifråga om 

vad det är vi ser. Syftet är att generera utrymme för nya tolkningar, kopplingar och 

betydelser, och att vi tänker igenom hur vi läser och värderar saker. Valet av estetik 

beror också på min förkärlek för bortglömda fenomen och uttryck tillhörande varda-

gen, folkkulturen och diverse subkulturer. 

hi malin,

a couple of days ago i was discussing with a few friends the language of contempo-

rary art, so to say. they all studied fine arts and after we went to an exhibition (video 

art) we talked about the kind of knowledge it presuposes, you know? for example 

i’m not comfortable dealing with artistic stuff other than cinema / documentary / 

photography. i have problems with connotation, especially. i mean that idea that 
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one uses a thing to mean another. i’m all for a denonative practice! i know it sounds 

naïve and that it is quite unlikely to happen, but there’s something horizontal about 

using an object just as that object that i like. anyway, thing is i wanted to ask you 

how you feel about producing stuff that (most likely) only a few people can easily 

relate to. like when i read people like hal foster or benjamin buchloh i trip off. it’s 

amazing all they can do with, lets say, a minimal piece. but isn’t it elitist?

take care

Hej,

thanks for an interesting email! It has troubled (and excited) my mind for a few 

days, you didn’t bring up the easiest question to respond to... But an important 

one. 

I think, like you, that the contemporary art scene is a problematic and contradic-

tory field. Internal agreements and the context being the only thing deciding what 

counts as a piece of art, the weak connections to the market and a bigger audience, 

the rapid change of the field over tha last 100 years from being a craft with the 

monopole on depicting the world, until photography was invented and art started 

questioning itself, and developed towards a more conceptual and critical practice - 

it all caused the scenario we have today. People feel uncomfortable facing a piece 

of contemporary art because it lacks a fixed form, a set of rules or a frame for the 

spectator to recognize. The category, compared to others (cinema, documentary, 

photography, literature) are combining and breaking borders between already ex-

isting categories. And a piece demands a little bit more time from the viewer than 

it used to, but still not as much as a film or book does. Maybe people’s conception 

of what art is will gradually change, and enable a bigger audience, who knows. My 

personal reason to be in this field is that I think it enables a way of discussing and 

communicating about things in a more complex and critical way, than many other 

fields. It corresponds better with my conception of the world as being a very complex 

place, difficult to understand. I just want to try to understand more, and the most 

important thing for me is not to reach a lot of people but to say what I want to say in 

the right way. I think, like you, that maybe the best way to communicate something, 

if you want to reach a lot of people and not be elitist, is via literature or cinema. But 

these fields aquires so much technical and formal knowledge, and you’re forced to 

have a regard to the market / audience (at least your publisher does!), and then so 

much time is occupied by other things than trying to understand / investigate the 

greater essential issues... I don’t know if this makes any sense to you? It’s hard to 

describe what I mean.
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Våren 2006 gjorde jag ett arbete i en lägenhet i Berlin, som Konstfack och Umeå 

Konsthögskola hyr. Det bestod av två svarta väggmålningar, en föreställde ett uppför-

storat sms, den andra ett skepp i siluett. Vid tidpunkten hade jag under ett par månader 

undvikit att göra konst och att ställa ut, av rädsla att fastna i ett producerande som inte 

gav tid och utrymme för reflektion och ifrågasättande av det egna arbetet. Denna räd-

sla hade drabbat mig efter att ha ställt ut ganska mycket året innan, dels för att skaffa 

mig erfarenhet av olika samarbeten och utställningssammanhang, men också för att 

jag var stressad över att inte utnyttja Konstfack tillräckligt mycket som skola. Efter tre 

år var jag trött på utbildningen, dess normer och värderingar, och att producera konst 

i denna miljö. En rädsla att fastna och bli en produkt av ett och samma tankesystem 

drabbade mig, liksom en känsla av att ha sugits upp av någonting stort och svår-

manövrerat som inte erbjöd de bästa förutsättningarna för kreativitet. Jag sökte utbyte 

på ENSAD i Paris, och i väntan på att flytta åkte jag till Berlin och Barcelona. Resan 

fungerade lite som ett andningshål, jag insåg i vilken utsträckning ett miljöombyte 

kan påverka ens identitet och arbete.

I Berlin tänkte jag mycket på resande och förflyttning, och på kommunikation. Både 

själva resandet som kommunikation, och den kommunikation man har med personer 

i ens liv som befinner sig någon annanstans. Det var detta mitt arbete kom att kretsa 

kring, liksom  kommunikationen mellan avsändare och mottagare; själva tolkningssit-

uationen. Jag tänkte också på hur bild och text reproduceras och återanvänds, och hur 

dess värde kan ändras beroende på kontext och tidpunkt – något, exempelvis en måln-

ing av ett skepp i storm, som betraktas som finkultur vid ett tillfälle är masskultur och 

slutligen kitsch vid ett annat, för att sedan eventuellt bli finkultur igen. Text som inte 

anses värd att bevara för eftervärlden, exempelvis sms eller andra korta vardagliga 

meddelanden, kan få ett litterärt värde om de förflyttas till ett annat sammanhang och 

så vidare. (Boken TEXST -En antologi med svensk ord/bildkonst, utgiven av Magnus 

Bärtås 2004, handlar delvis om detta och kan vara intressant i sammanhanget). Min 

mamma hörde av sig, hon försökte sammanfatta allt vikitigt som hänt den senaste 

tiden i ett sms:

HEJ.GUMMAN!BRA ATT
DU KOMMIT FRAM!TA
HAND OM DIG,VI HAR
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VARIT PÅ BANKEN OCH
LÅNAT PENGAR IDAG,
SPÄNNANDE!FASTER
LISSEN ÄR PÅ SJUKHU
S,ÄLSKAR DIG,MAMMA

Händelsen upplevde jag som både komisk och tragisk. Tragisk för att den satte fingret 

på min mammas idé om kommunikation, att det är någonting dyrt och ansträngande 

som bör begränsas i de flesta lägen. Komisk för att det var en text full av språkliga 

misstag, och ett typexempel på svårigheterna med sms som kommunikationsform. 

Meddelanden kan lätt missuppfattas för att de är så korta, vilket också kan vara in-

tressant om man uppskattar ”misslyckad” kommunikation och de nya tolkningar och 

användningsområden den ger upphov till. Det dubbeltydiga budskapet eller uttrycket 

har ofta intresserat mig mer än det fastspikade och enkelspåriga, som bara erbjuder en 

möjlig läsning. Det tidigare öppnar för betraktarens egna erfarenheter, för ett “kom-

plexare kontrakt” med betraktaren. Man kan tala om det utrymme för projektion som 

bilder, och i vissa fall text, kan erbjuda. (Återigen kan Bärtås bok TEXST nämnas som 

intressant, liksom Barthes teorier kring semiotik 
3
.) Risken är att man blir otillgänglig, 

att man erbjuder betraktaren för få ingångar i verket, men jag föredrar att ta den risken 

framför att ha en undervisande ton. Händelsen fick mig att fundera över hur ett så 

personligt och kortfattat meddelande skulle tolkas om det rycktes ur sitt sammanhang 

och placerades i ett nytt. Är det positiv eller negativ information som förmedlas, vilka 

är personerna som figurerar i och utanför texten? Jag förstorade upp, översatte och 

överförde meddelandet till väggen. Att ändra på den tillfällighet och flyktighet sms 

som kommunikationsform innehar intresserade mig, liksom att undersöka gränsen 

mellan privat / allmänt och fakta / fiktion, samt skapa det här utrymmet för projektion 

och olika läsningar.

Flying Cloud

För mig representerar bilden av ett skepp resande och kommunikation på ett mer po-
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etiskt plan. Symbolen intresserar mig för att den refererar till sig själv och till alla an-

dra representationer av skepp som finns inom konsten, litteraturen och masskulturen. 

Det är en bild nästan alla kan relatera till. Förlagan till min målning var en inramad 

bild jag hittat på en loppmarknad, föreställande det amerikanska segelskeppet Flying 

Cloud som byggdes 1851. Jag tror att namnet, lika mycket som bilden i sig, väckte 

mitt intresse. Skeppet hade målats av för 150 år sedan i USA, senare reproducerats 

till vykort som hamnat på en loppmarknad i Sverige där jag köpt det. Jag hade fo-

tograferat av det och arbetat om det i datorn till en svartvit bild, som nu återigen är 

en målning på väggen i en lägenhet i Berlin. Det vi kallar kitsch (ordet härstammar 

från jiddisch och betyder bristfällig konst eller konstnärligt hantverk 
4 
), eller den typ 

av bortglömd vardagsestetik som omger oss dagligen, är estetiska kategorier som in-

tresserar mig, liksom hela problematiken kring hur olika estetik värderas olika vid 

olika tidpunkter och sammanhang.

De båda bilderna hade också sitt utförande och estetik gemensamt. En omsorgsfullt 

utförd grafisk estetik, som återkommer i mina arbeten. Det grafiska uttrycket, reduk-

tionen hos den grafiska bilden och hur den fungerar, är något jag varit intresserad av 

länge. Att med hjälp av så få linjer eller ytor som möjligt aktivera en tvådimensionell 

yta, eller att med hjälp av ett utplattat bildplan och frånvaron av naturligt centrum 

i en bild få blicken att ständigt röra sig (något till exempel Thomas Struth och An-

dréas Gursky jobbat med, liksom Julian Opie och Takashi Murakami 
5 
). Den grafiska 

bildens funktion som tecken, som hänvisning vidare till något annat, intresserar mig. 

Den representerar snarare än avbildar. Skillnader eller likheter mellan hur bild respek-

tive text kommunicerar eller representerar verkligheten är också något jag funderade 

på i samband med verket. Korta fraser eller ord som lösgjorts ur sitt sammanhang 

kommunicerar på nästan samma sätt som bild, för de saknar sammanhang och berät-

telse. Ett intresse för plats och kontext kan också nämnas i samband med verket, 

lägenhetens funktion som tillfällig bostad och mötesplats intresserade mig.

Hej,

Jag vet inte vad du sett av mina senaste arbeten, men bifogar lite bilder från en ut-

ställning på Konstfack i september. Då visade jag ett arbete som byggde på material 

från kyrkogårdarna i Paris. Bifogar också några bilder från arbetet i Berlin (med 

bland annat smset jag nämnde). Tyvärr är jag som sagt lite för trött för att formul-

era mina tankar särskilt bra just nu (det är för övrigt något jag alltid tycker är svårt! 

Jag vill så mycket med varje verk, ibland lyckas jag inte förklara dem bra). Men 
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man kan säga att jag varit intresserad av hur läsning fungerar om man inte förstår 

ett språk, problemen med tolkning om en text / bild ryckts ur sitt sammanhang, av 

skillnader / likheter mellan bild och text och hur de kommunicerar. Jag har också 

försökt hantera ett material som lätt blir sentimentalt-kitschigt, med ambitionen att 

det inte ska bli det, och velat lämna mycket utrymme åt betraktaren (jag har ingen 

förklarande ram / text till verken). Exakt vad de handlar om vill jag att betraktaren 

själv till viss del ska få bestämma. Det kan resultera i att man blir otillgänglig, men 

jag vill inte “skriva på näsan”, snarare erbjuda ett antal nycklar / pusselbitar... Vad 

tror du om detta, tycker du det stämmer / funkar om du tittar på verken?

Ha det bra, och på åter(hörande)seende!

Hej Malin,

Jag gillar att ditt estetiska uttryck blir allt mer strikt och grafiskt. Det, tycker jag, 

förtydligar de intentioner som jag upplever - och som du själv beskriver i ditt brev 

- att du har med ditt arbete. I dina tidigare verk, från Gerlesborgsskolan och första 

året på Konstfack, kändes det för mig som om du fortfarande arbetade mycket med 

att “göra upp” med måleriets traditioner. På samma sätt arbetade jag själv mycket 

med att göra upp med saker innan jag kunde landa i mitt eget uttryck och mitt 

eget förhållningssätt. Som jag tolkar ditt arbete och det du skriver om det, ser jag 

paralleller till exempelvis X’s arbete. Ni arbetar ju båda två med förskjutningar 

och vridningar av språk och format. Jag tycker mig tydligt kunna se en fascina-

tion av  parallella världar i ditt arbete. Genom att du förflyttar språket mellan olika 

“världar”, förlorar man som betraktare den trygghet i form av  igenkännandet i 

kontextens regelverk. Något som brukar anses vara sentimentalt och / eller kitsch-

igt, sätts ju i ett helt annat sammanhang eller format i ditt arbete. Vad som är “fel” 

och vad som är “rätt” blir plötsligt väldigt svårt att avgöra och - vips! - är man fast 

i en tankesnurra som med lite otur kan få en att hamna på hispan. Jag gillar det! 

Var man sedan ska lägga nyckeln in till verken, tycker jag själv är en jävligt knivig 

fråga. Gränsen mellan att vara svårtillgänglig och att “skriva folk på näsan” är 

lika hårfin som viktig. Ofta förflyttas även gränsen beroende på vilket forum man 

befinner sig i och det är nog nödvändigt att man försöker göra små anpassningar. 

Samtidigt ska man nog ge upp ambitionen att göra sig förstådd och tillgänglig hos 

alla. Det är kanske inte heller konstens avsikt att finnas till för alla... Jag tror att 

man måste bestämma sig för vilken grupp man riktar sig till. Sitt arbete och hur 

man formulerar det, får man sedan försöka basera på det. Konst handlar ju ytterst 

om en slags kommunikation och frågorna torde ju då bli vad man vill ha sagt samt 

vem man ämnar kommunicera med. Det låter ju väldigt enkelt, men vi vet ju båda 
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två att det är två skitsvåra frågor att besvara.

Jag vill bara tillägga att när du förflyttar ett sentimentalt och / eller kitschigt ut-

tryck in i ett annat sammanhang och ett annat format, får jag intrycket av att du 

vårdar det uttrycket. Som ville du säga att det finns en anledning, ett ursprung, till 

att uttrycket har blivit kitschigt och att det uppfattas som sentimentalt. Anledningen 

är ju att någon ursprungligen har uppfattat uttrycket som fint. Ditt vårdande av 

uttrycket känns som ett respektfullt, men samtidigt analyserat, belysande av denna 

ursprungliga intention och uppfattning. Alltså, du vet att vissa uttryck är “fula” 

och “fåniga”, men inser att de inte alltid har varit det. Genom ditt omsorgsfulla 

arbete med uttrycken, framhävs den ursprungliga intentionen och det “fina” får en 

renässans. Så upplever jag det och - än en gång - jag gillar det. Oj! Tiden sprang 

iväg. Jag ska laga lunch åt min sambo nu, men jag fortsätter gärna den här e-

korrespondensen en annan gång. Må så gott.

 Hej,

Tack för dina svarsmail! Jag menade ABSOLUT inte att din arbetsbeskrivning var 

en belastning - tvärtom, den var jätteintressant att läsa! Jag är jätteglad att du sva-

rade så engagerat och utförligt på mina frågor, det var mer än jag kunnat förvän-

tat mig (men vad jag hoppats). Jag menade bara att jag var väldigt trött just när 

jag svarade, men att jag ända ville svara just då. Jag är imponerad av ditt sätt att 

beskriva ditt arbete, skärpan i hur du formulerar dig, och medvetenheten om vad du 

håller på med. Kan själv känna att jag precis börjat formulera mig - har länge “in-

stinktivt” vetat vad jag vill göra men inte riktigt kunnat redogöra för det verbalt (för 

att inte tala om skriftligt). Du har nog rätt i att ditt möte med X varit viktigt för dig, 

det är i samtal med andra (och särskilt folk som verkligen förstår vad man håller på 

med) som man bygger en medvetenhet och kommunikation kring vad man vill. Tack 

för responsen på mitt arbete! Det du säger är intressant och relevant - jag känner 

igen mig i det samtidigt som det ger mig nya infallsvinklar. Det där om att göra upp 

med måleriet har jag inte tänkt på att jag hållit på med, men jag tror det stämmer. 

Och att jag nu närmar mig ett mer personligt avskalat uttryck som har mycket med 

det grafiska att göra stämmer också. Det känns bra, känns som att jag är på rätt väg. 

Det här med vad man vill förmedla och till vem är verkligen den kniviga kärnan i 

att hålla på med konst... Jag håller med dig om allt du säger i det näst sista stycket. 

Man vill inte vara elitistisk, men samtidigt inte tumma på komplexiteten i det man 

vill säga... 

Bild 2-3: Ur “Superflat”, Murakami, 2000
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Jag ska lägga till att titeln på arbetet jag visade i september var “I wish someone 

were waiting for me somewhere (A Cemetery Scenery)”, det kan vara relevant för 

det här med nycklar till verk. Och med vad jag vill förmedla med hela verket fak-

tiskt. 

Det låter skönt att resa bort! Det är så lätt att tappa fokus pa sitt arbete och det man 

verkligen är intresserad av i Stockholm, särskilt på Konstfack. Det är därför jag 

också avlägsnat mig till Paris ett tag. Konstigt nog får jag ha mina tankar mycket 

mer i fred här än hemma (än så länge i alla fall), och jag känner mig närmare vad 

jag vill. Det kanske bara är omväxlingen, vet inte... Men jag hatar de franska tan-

gentborden! Tar mycket längre tid att skriva (är i skolan), så nu får jag sluta.

I Berlin såg jag ”Of Mice and Men”, den fjärde Berlinbiennalen, och det sätt som cu-

ratorerna förhållit sig till konsten, platsen och konstnärerna intresserade mig. Jag var 

inte helt överens med urvalet av verk, men efter många auktoritära och pedagogiska 

utställningar, gärna dominerade av en “okritiskt exotiserande interkulturell estetik” 

(för att använda en formulering av Sinziana Ravini, i Paletten nr 4, 2005), som jag 

upplever dominerat konstscenen på senare år, var den befriande att se.

We belive that art is about experiencing possible worlds, getting diverted from or im-

mersed in a reality we had previously overlooked. […] ”Of Mice and Men”, then, is 

an exhibition about life, but as observed through its simplest elements: You are born, 

you live and then you die. Except that life never proceeds in such a linear fashion: it 

jumps, falls, runs and skips; it takes wrong turns and is illuminated by sudden flickers 

of light. Echoing this pace, the exhibition proceeds in a non-linear fashion, with di-

gressions, spreading out into the buildings along the street as if following the threads 

of memory or the seduction of chance. ”Of Mice and Men” is not strictly a theme 

show, but certainly an exhibition of subjective affinities and unexpected connections, 

with recurring moods and tensions. We never set out to prove a point or to illustrate a 

specific concept: Art has to defend its ambiguities; to a certain extent must to remain 

obscure. […] Visiting the show, then, should be like opening a series of time capsules. 

And yet, we are not interested in documenting life: we actually hope that through the 

work of the artists and through the musings of memory, the everyday could appear 

suddenly extraterrestrial. So do not expect statistics or sociology in this show. Do not 

concentrate on issues of gentrification or real estate: It has nothing to do with our 

show. It might very well be that all this has been made possible due to some economic 

Bild 1: Tygväska från Berlinbiennalen 2006
Bild 2-3: Aubrey Beardsley, illustrationer till “Sa-
lome” av Oscar Wilde, 1894
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function, but we believe reality and our surroundings can be described with, and 

therefore transformed by, much more complex and enchanting words and images 
6
.

Please don’t turn on the radio
I don’t like outside influence 

7

Mycket information och kommunikation idag är förenklad, förutsägbar och överflö-

dig. Den tillhandahåller ingen verklig kunskap, och korresponderar inte med tillva-

rons komplexitet. Den förmår inte överraska eller generera nya tankar och idéer. Det 

gäller att kunna skydda sig mot floden  av onödig information, som översköljer oss 

dagligen via massmedia och i den urbana miljön. I min mest utopiska bild av konsten 

erbjuder den ett utrymme för en mer sammansatt diskussion kring, och därmed en 

högre överensstämmelse med, verkligheten. Konsten kan vara subjektiv, fragmen-

tarisk, mångtydig, poetisk, abstrakt eller metaforisk, men beskriver ibland tillvaron 

bättre än ett nyhetsreportage eller en statistisk undersökning. I ett textverk ur Paletten 

(nr 3, 2004) diskuteras bristen på denna övertygelse, samt andra relaterade problem, 

på den svenska samtidskonstscenen. Temanumret hette ”1980-talet och det (o)möjliga 

arvet”, och nedan citerade text, ”Det omöjliga arvet från 80-talet: Upprop om självkri-

tik och limpistol”, är skriven av konstnärerna Maja Hammarén och Fredric Gunve.

Maja: Det skrämmer mig att så många legitimerar sin konstnärliga existens med att 

arbeta under ”det godas” flagg och med de givna ämnen som ska berättiga konsten 

existens. Att överhuvudtaget tro sig veta vad som är gott! Och vad är det för konstsyn 

– att konsten ska ha en tydlig funktion för att få finnas? När konsten måste ta upp och 

behandla de ämnen som är rätt för dagen; som postkolonial problematik, feminism 

och segregation, tappar den sin udd. Istället för att sträva efter konsten som ett rum, i 

princip det enda i det här samhället, där vi kan vrida och vända på det förgivet tagna, 

ifrågasätta ”självklara” idéer om rätt och fel, och skapa nya erfarenheter och nytt 

seende, blir konstnärerna duktiga moralister som tjänar under överenskommelsen – 

mot den förenklade bilden av ”ondskan”. 

Fredric: Genom att så fullständigt lämna konsten, lämnar man även hoppet och tron 

på det estetiska som en revolutionerande kraft. Och då lämnar man även möjligheten 

till förändring. Kvar finns bara en ensam västvärldskonstnär med för mycket utrust-

ning och pengar och ytterligare en skakig video på en utsatt och objektifierad tred-

Bild 1-2: Archigram, 1963
Bild 3: Aubrey Beardsley, illustration till “Salome” 
av Oscar Wilde, 1894
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jevärldenbo. […] Det handlar inte längre om konstens innehåll eller material. Det 

handlar om hur man på bästa sätt får pengar från konstnärsnämnden genom att for-

mulera sig rätt. Och detta inte enbart för att få genomföra ett projekt, utan långt mer 

för att få en stämpel av staten som säger; du är ok, du arbetar med ämnen som ger 

din verksamhet rätt att existera, vi godkänner dig som konstnär. Det är märkligt att 

tanken på en ”fri” konst får passera så okritiskt av oss konstnärer själva. 

Maja: Det är som att vi helt kopplat bort tanken på att sakers genomförande är minst 

lika mycket politik som ett konstverks ”ämne”. Vi kan inte granska hierarkier och 

samtidigt organisera oss strikt hierarkiskt. […] 

Fredric: Den relationella estetiken har blivit ett manér för bekväma eller oroliga kon-

stnärer att ta till vid bidragsansökningar. Institutioner och konstnärsnämnder gillar 

enkla ord som integration, ungdom och interaktivitet. Att inte ett enda av dom fina or-

den sen existerar i själva utställningen efter vernissagen verkar inte spela någon roll. 

Jag vill utmana hela konstsverige att rikta sin blick mot alla dessa dolda nämnder och 

deras kriterier och inställning till konst. Vi som arbetar inom fältet vet vilka trendiga 

ord som fungerar bäst men det borde inte handla om dagens ord, det borde handla 

mer om mod. Konsten är modet att våga se världen från en estetisk vinkel och utmana 

förbestämda ordningar. Att ställa frågorna som får världens hjul att snurra… 

Maja: Att ge sig in i land där man inte vet var man hamnar och leta efter sin egen 

flagga. Gärna vara dum, göra fel, göra dålig konst, men använda sig själv som exem-

pel och försöka slå sig fri från dumheten så gott man kan. 

Fredric: Faran i att åtrå strålkastarljuset är att den kritiska blicken då tenderar att 

försvinna, liksom fokuset på konstens autonoma värde. Konsten ska inte stå helt utan-

för samhället, det är inte det utanförskapet jag talar om, men om den ska kunna tala 

om mänskliga och själsliga värden måste den ha integritet. Genomsnittskonstnären 

idag lider av samma sjuka som dom som mest av allt önskar att få medverka i Big 

Brother. Men allt går inte an. Konsten måste återta sin stolthet och sin ställning som 

obunden och kritisk.

Jag minns att när jag läste denna text för första gången blev jag löjligt glad över att 

någon annan uppfattade den svenska konstscenen på samma sätt som jag; som kram-

paktig och orolig, osäker på sitt eget värde och existensberättigande. Stämningen på 

Konstfack de senaste åren har jag upplevt som likadan, parallellen till en dokusåpa har 

ibland legat nära till hands, och även tvånget att rättfärdiga konstens existens genom 

att göra den nyttig eller moralistisk. Detta blev ännu tydligare efter min flytt till Paris, 

där kulturen och konsten har en mycket mer självklar plats i samhället. I Sverige kän-

Bild 1-3: Johan Thurfjell, “Untitled (Yesterday, 
Today, Tomorrow)”, ur SITE 2006
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ns både konstvärlden och samhället i övrigt osäkert på så pass grundläggande frågor 

som vad konsten är till för, och vilken funktion den fyller. Konstens roll som genera-

tor och producent av ny kunskap och nya idéer, som ett utrymme för ett komplexare 

samtal, skulle aldrig ifrågasättas på samma sätt i Paris. Där bidrar detta till ett stabilare 

och mer avslappnat konstklimat, där fokus kan ligga på vad konsten egentligen kan 

uträtta. Sedan har konstscenen i Paris naturligtvis andra problem, relaterade bland an-

nat till en konservativ och kommersiell marknad.

Hej,

Är det mycket bra konst att se i London, hur är konstklimatet? Här är det både 

bra och dåligt. Det händer mycket på konstscenen, särsklit nu under hösten då 

den stora konstmässan FIAC nyss avslutats (med tre mindre mässor parallellt) och 

nu fotomånad med stor fotomässa, nästa helg tror jag. Det är ju också en mycket 

större, kommersiellare konstscen här än i Sverige, som omsätter mycket mer pen-

gar. Tyvärr är den till stora delar traditionell och ointressant. Kan också bero på 

Frankrikes självgodhet och tendens att till varje pris bevara det franska språket och 

kulturen, de har avstannat på vissa områden i brist på influenser utifrån. Men det 

medför bra saker också, konst och kultur är väldigt prioriterat i samhället, både 

från stat och privata håll, så det finns utrymme för hur många mindre konsthallar, 

kulturhus och gallerier som helst, vissa i förorterna, som gör intressanta saker. 

Och som du påpekar finns det konstköpare. Bara det… Mycket konst nu handlar 

om det politiska läget i Frankrike, om segregation och klasskillnader, om kolonia-

liseringen av Nordafrika och dess konsekvenser. Jag får känslan av att ett dåligt 

samvete, hos kultureliten och makthavarna, (ev omedvetet) styr vilken samtidskonst 

som väljs ut och betraktas som intressant. 

Läskigt med skjutandet! Du får ta det försiktigt. London verkar farligare än Paris, 

här har jag aldrig vart med om nåt hotfullt. Men jag bor i och för sig centralt, vid 

République, och har inte varit i de värsta förorterna (där de brände bilar tex)...

Kanalen sträcker sig norrut från République och passerar bara hundra meter från 

mitt hus, alldeles bortanför bageriet, mataffären och den franska restaurangen med 

rutiga dukar och trerätters meny. Paris oktoberluft är mild,  jag skyndar mig ut för 

att inte missa det sista dagsljuset. Höstjackan visar sig vara överflödig, liksom hals-

duken. Trots att det närmar sig november hopar sig människor på kanalens många 

uteserveringar, vid bord belamrade av öl eller vinglas, ibland en kaffekopp. Trött efter 

Bild 1-4: Karl Holmqvist, ur katalogen till utställnin-
gen “Gå Vänta Stanna” på Marabouparken, 2006



nattens äventyr korsar jag gatan när en lucka i strömmen av bilar uppstår, och fortsät-

ter uppåt längs vattnet. Det breder ut sig i gatunivå och är som vanligt onaturligt 

grönt. Som havet vid en karibisk ö; det hör inte hemma här bland höghusen. Längre 

upp under broarna bor de hemlösa, i små städer av uppradade tält. De är många 

fler än för några år sen, tälten Röda Korset delade ut fyller flera parker och andra 

luckor i staden. Ännu längre upp kommer jag till de nybyggda biograferna, en på var 

sida kanalen, med en liten färja som går emellan. På nervägen stannar jag till och 

fotograferar de hemlösas banderoller, med budskap om rättvisa och solidaritet. Tills 

det börjar regna, och jag går hem.

1. Citatet består av hela texten till låten By your side av Cocorosie från 2004. Låten finns med på albumet 
La Maison De Mon Rêve från samma år.

2. Texten ingår i ett videoverk jag arbetat med under mitt utbyte på ENSAD i Paris, hösten 2006.

3. Uttrycket “komplexare kontrakt med betraktaren” nämns av Andreas Mangione i ett samtal mellan redak-
törerna för TEXST – En antologi med svensk ord/bildkonst, Stockholm, 2004.
Roland Barthes teorier kring semiotik kan man läsa om i bland annat Det ljusa rummet. Orginalet, La 
Chambre Claire, utgavs av Editions du Seuil i Frankrike 1980. Här har jag använt mig av den engelska 
översättningen Camera Lucida, i utgåva av Vintage, London 2000.

4. Källa: SVT 2, 29/6 2005, programmet Second Hand.

5. Se exempelvis Thomas Struth’s fotografiska verk Shinju-Ku (Ben Johnson) från 1987, eller Andréas 
Gursky’s Siemens, Amberg från 1991 eller Mercedes, Raststatt från 1993. Se även Julian Opie’s porträtt 
och stadslandskap, samt boken Superflat  av Takashi Murakami (MADRA Publishing, Japan 2000) där han 
utvecklar en teori kring detta.

6. Texten ingick i den mindre utställningskatalogen till berlinbiennalen 2006, Of Mice and Men, som pågick 
i Berlin 25/3 – 5/6 2006. Den är skriven och utgiven av utställningens curatorer, Maurizio Cattelan, Mas-
similiano Gioni och Ali Subotnick, på Hatje Cantz Verlag 2006.

7. Citatet är taget ur Wim Wender’s film Don’t come knocking från 2005.

Allt okommenterat bildmaterial visar hela eller delar av de två verk av Malin Pettersson Öberg som beskrivs 
i texten. 
© Malin Pettersson Öberg 2007
Handledare Katji Lindberg
Institutionen för Konst
Konstfack University College of Arts, Crafts and Design, Stockholm
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