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I MITTEN AV MASKHÅLET

Det förmodas att när objekt sugs in i universums svarta hål, upphör de att vara tredimensio-
nella. De lägger sig som tillplattade versioner av sig själva längs med det svarta hålets kanter. 
Enligt vissa teorier finns det också vita hål i universum. De är platser där sådant som sugits in i 
de svarta hålen kommer ut oskatt, tredimensionellt igen, som om ingenting hade hänt.

Det svarta hålets realitet av tvådimensionella abstraktioner kan kännas kuslig att tänka på, men 
är inte så olik den värld av tillplattade ögonblicksbilder som omger oss i vardagen. Gemensam-
ma visuella referensramar cirkulerar som kod över internet och visar sig som endimensionella, 
dematerialiserade ytor - omedelbart tillplattade situationer.

Hur många skulpturer du sett har du i själva verket sett? Kan du alls minnas vilka du sett i 
verkligheten, eller om din egen hjärna fyllt den tvådimensionella versionens flathet med imag-
inärt material och fiktivt rum?

När ett tredimensionellt objekt blir platt försvinner rummet omkring och tiden fryser till ett 
enda ögonblick.

Det tredimensionella objektet är på sätt och vis banalt i sin övertydlighet. Det existerar helt up-
penbart i tiden och rummet. Det upptar en plats, har en konkret fysisk närvaro och materialitet 
som konfronterar din kropp, och påverkar dess rörelse i rummet.

Skulpturen kommunicerar direkt – mentalt, sinnligt och kroppsligt. Den kan skapa spänning 
mellan olika material, mellan det upphittade och det fabricerade, och har således outtömlig 
associativ potential.

Flatheten – som exkluderar somliga aspekter av objektets verklighet - öppnar istället upp för 
andra möjligheter. Det rum du inte ser kan du istället föreställa dig. Ett tillplattat objekt kan 
omges av många hypotetiska rumsligheter. En bild är en bild, men på samma gång en portal till 
en imaginär idévärld.

Vi rör oss i en pendelrörelse mellan det platta och det tredimensionella. Fram och tillbaka gen-
om maskhålet, som förbinder det svarta och det vita hålet, där tiden kan stanna eller reverseras. 
Vi stannar i mitten av hålet, där förvirring råder. Några objekt har ännu inte plattats till, andra 
är nästan återställda – eller tvärtom. Vi ser flata rumsligheter, delvis tillplattade föremål. Rela-
tionen mellan idén-abstraktionen och det konkreta fysiska rummet förhandlas tvångsmässigt 
fram och tillbaks.

Driften att röra sig från bild till objekt föds kanske ur en önskan att se idéerna förkroppsligas i 
den verkliga världen. Att få möta sina fantasifoster ansikte mot ansikte och konfronteras med 
deras obestridliga existens – en längtan att få klargöra, fullt ut bestämma över deras villkor. Att 
få gripa tag i dem, bearbeta dem, lukta på dem och stryka med handen över deras slutgiltiga 
yta. Som härskare i våra egna universum dominerar vi objekten. Det industriellt tillverkade 
omarbetas, malplaceras, tas som gisslan och återintroduceras i situationer där dess mening om-
definieras. Material formas av våra kroppar till reflektioner av våra drömmar och tankar.
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2015-11-10 – Sannings-CV

Befinner mig på någon slags botten, vilket på sätt och vis är en lättnad. Försöker att se mö-
jligheterna, friheten i situationen.

Tänkte jag skulle skriva om mitt CV, på ett sätt som ger mening för mig. Undrar om jag ska ta 
med enbart sådant som jag aktivt gjort/producerat eller också sådant som bara hänt mig, som 
jag varit passiv i men som ändå påverkat mig. Det skulle bli ett ljust eller ett ganska mörkt CV. 
Undrar om jag också ska ha med viktiga händelser jag skäms över?

Ett sådant CV – ett ”sannings-CV” skulle jag aldrig kunna visa offentligt utan att behöva 
chockera och såra människor omkring mig. Kanske skulle jag göra ett sådant CV och sedan 
censurera det på ett sätt som blir visuellt, så att antalet mörka hemligheter framgår, som svarta 
tomrum i texten... Några rubriker som skulle kunna tillföras i mitt CV är till exempel ”Missly-
ckanden” ”Katastrofer” ”sorger” ”pinsamheter” och ”oförlåtliga svek”.
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2016-03-30 – Rummen omkring skulpturer och staket

Om skulptur finns i vår verklighet, i vårt rum, beblandad och i relation med våra kroppar, 
och den tvådimensionella bilden en portal till en annan värld – en abstraktion, en metafor, en 
tolkning, vad är då reliefen? Den insisterar på att vara sig själv nog, som objekt, och samtidigt 
läsas som bild. Är detta möjligt? (eller ens bra?).

Med staketen – rummet bortom hålet existerar inte längre i och med att de tagits från sin plats, 
ramats och hängts på vägg. Det finns ett nytt rum på framsidan, som ersatt det ursprungliga 
rummet, men detta rum skulle funnits även om bilden var helt tvådimensionell, som ett foto. 
Taget ur sitt sammanhang förlorar objektet sin rumsliga funktion och mening, blir istället en 
symbol och metafor – ja, en bild. Den tredimensionella aspekten av verket finns i stället ute på 
de platser som staketet hämtats från, där ett hål blivit en öppning, när staketet försvunnit.
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INGENTING KAN RADERAS (2013)

I Göteborg fanns under slutet på 1990-talet och början på 2000-talet en man som kallades Ac-
eton-mannen. Utrustad med starka lösningsmedel, skrapor och borstar cyklade han runt i sta-
den och försökte tvätta bort graffiti. Periodvis var Aceton-mannen mycket aktiv, och den diffu-
sa skuggan av hans borttvättade tags skilde sig i uttryck från graffiti som tvättats bort av större 
firmor. Man kunde identifiera Aceton-mannens verk, och var man intresserad kunde man följa 
i hans fotspår; se var han varit den senaste tiden och uppskatta hur mycket han uträttat. Ibland 
hände det att graffitimålare närmade sig honom med försök till konversation, kanske för att 
förstå denne mystiske karaktär och hans motiv. Men Aceton-mannen svarade aldrig på tilltal. 
Hans ansikte fick ett skyggt och besvärat uttryck när någon intresserade sig för hans sysslor. 
Han skyndade sig att tvätta färdigt under tystnad, varpå han trampade vidare på sin cykel. Han 

var inte intresserad av verbal dialog; hans uttryck, hans ställningstagande manifesterade sig i 
den enkla och upprepade handlingen – att tvätta bort. Eller i sanningens namn – att skapa den 
spöklika och vaga fläck som kom att bli hans signum.
Aceton-mannen är inte ensam (i). I en tid där bilder och händelser oupphörligen ackumul-
eras blir många lockade att städa upp, att sortera och eliminera. Kanske krävs det ibland att 
någonting destrueras, demonteras, begränsas och motverkas för att ge plats för någonting nytt, 
annat eller för ingenting alls? Drivkraften att eliminera för att skapa plats är förståelig och 
kanske också hedervärd. Även om den städande gesten är dömd att leda till ett hopplöst mar-
tyrskap. Dess ultimata mål; den totala tomheten – är en ouppnåelig utopi, till vilken avståndet 
ökar proportionerligt i förhållande till alla ansträngningar för dess förverkligande.
Kampen mellan någonting och ingenting är utsiktslös ur ingentings synpunkt. För när till 
och med själva akten av destruktion, eliminering, sterilisering, är någonting, blir ingenting i 
praktiken bara en abstraktion, omöjlig att förverkliga. Vi kan skapa objekt som symboliserar 
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tomhet och renhet, men dessa objekt och handlingar är samtidigt motsatsen till tomhet – de 
förblir tillägg till det redan existerande. Även om vi ibland kan skapa känslan av tomrum, där 
våra sinnen upplever renhet, är denna känsla en illusion.
Bang and the dirt is gone, som städprodukten Cillit Bangs slogan utlovar, är löftet som är 
dömt att aldrig infrias. Nej, smutsen är inte borta, den har bara ändrat form. Kampen mot 
smutsen kan inte vinnas. I samma ögonblick som den förenar sig med städmedlet och vandrar 
vidare via avloppssystemet och ut i världen, börjar ny smuts att etablera sig på den städade 
ytan. Men vad bryr vi oss om det? Det är känslan av renhet, och känslan av mening som pro-
cessen ger oss, som är det viktiga. Liksom genom magi, eller trolleri, låter vi oss svepas med 
av vår egen illusoriska handling, och låtsas som att vi skruvat tillbaks tiden, att vi återställt, 
gjort ”som nytt”.

All strävan att uppnå balans genom städning, eller askes är en hopplös kamp mot tiden. För 
tiden ger oss mer av allt, och alla eliminerande åtgärder blir tillägg till det ständiga flödet av 
detta mer.
Ur det här perspektivet befinner sig minimalistiska ambitioner alltid i underläge, och är i det 
långa loppet, helt verkningslösa. Borde vi sluta städa, rensa, och försöka skapa miljöer där vi 
kan uppleva den falska renheten, eller tomheten?

Processen att försöka återskapa skapa ett ingenting, driven av viljan till att återvända till Sta-
tus-Quo, att skruva tillbaks tiden, kan producera lika mycket mening som processen att skapa 
någonting. Att tillintetgöra, ta bort är ett kreativt ställningstagande, i samma grad som beslutet 
att lägga till. Två estetiska antiteser som i utförande och motiv är ganska lika. Men som gen-
om att vi definierar dem som motsatser håller oss i rörelse, får oss att engagera oss i miljöer 
och material. Håller oss sysselsatta medan tiden går. Gnuggandet och putsandet ger oss en 
tillfredsställelse i att vi har gjort en skillnad. Vi har rört våra kroppar och åstadkommit ett re-
sultat. Vår egen existens har gjort ett avtryck i sin omgivning. Förhandlingen mellan ingenting 
och någonting baserar sig på abstrakta distinktioner, men håller oss mobiliserade, i rörelse och 
dialog med varandra genom de rum vi intar.

Lager på lager av skapande handlingar – applicering av färger och material, motverkas av 
upplösande medel, skrapningar och gnuggningar. Dessa pendlande rörelser samverkar i en 
transformationsprocess. Tänk dig ett vitt pappersark. Någon tecknar på arket med blyerts. 
Bestämmer sig sedan för att radera teckningen med ett suddgummi. Kvar på pappret blir ett 
svagt spår, en antydan av teckningen som varit. På bordet hamnar små smulor av papper, bly-
erts och gummi. Nästa dag görs ett nytt försök, som också suddas ut, och så vidare. Slutligen 
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har pappret blivit så skört att det börjar falla sönder. Högen med smulor på bordet har vuxit. I 
smulorna finns alla teckningarna, men de är nu tillgängliga för oss i en annan form, som omö-
jligen kan rekonstruera deras ursprungliga uttryck.

Tiden är irreversibel. Men den skapande processen finns, liksom allt annat som har hänt, i 
någon mening kvar. Inom fysiken kallas den ständiga processen av metamorfos för entropi och 
uttrycks matematiskt så här:

Den amerikanske konstnären Robert Smithson, som dog i en flygolycka 1973, hade ett stort 
intresse för entropi, gjorde verk och skrev texter på ämnet. Han försökte genom att skapa 
konst, skriva och studera andras konst få grepp om svåra teman som tid, historia och in-
nebörden av mening. I essayn ”Entropy and the New Monuments” från 1966, använder 
Smithson flera olika konstverk, tolkade ur ett termodynamiskt (entropiskt) perspektiv för att 
öppna dörren till ett spektrum av hypoteser omkring vår tillvaro. Dessa hypoteser och funde-
ringar fungerar som tankeexperiment och filosofiska tankenötter. De konstverk som Smithson 
pratar om blir abstraktioner och symboler för hypotetiska processer och tillstånd, för olika sätt 
att förstå världen.
Smithsons egna verk handlade också ofta om förändringsprocesser. I verket ”Partially buried 
woodshed” lät han en grävmaskin placera jord ovanpå ett skjul till dess att skjulets bärande 
balk nästan gav vika. Verket lämnades sedan att med tidens och tyngdkraftens hjälp trans-
formeras. Den bärande balken knäcktes till slut av sig själv. För en tid stod skjulet kvar som 
en kollapsad konstruktion, men har senare rivits, och på platsen syns i dag bara en gjuten 
grund. En förändring har skett, materialen har omvandlats, tagit ny form, men spåren efter 
verket finns kvar. Kollapsen – det utdragna sammanbrottet, och förändringens oundvikliga 
förlopp verkar vara den tanke som Smithson ville uppmärksamma.

Entropin är ett oupphörligt förlopp av skeenden som spontant balanserar varandra. I den 
fysiska världen kan en mängd processer beskrivas termodynamiskt med matematiska formler. 
Dessa formler är förstås i sig abstraktioner, symboliska hypoteser som syftar till att koppla ett 
grepp om det vi annars inte kan förstå, som trots det bara finns och konstant pågår. Men just i 
egenskap av symboler kan de forma en effektiv metafor för hur spontana krafter sätter varan-

7.



dra i rörelse och påverkar varandra i ett förlopp som bara kan stoppas i den händelse att tiden 
skulle upphöra.

I likhet med naturens krafter, som utan intention påverkar varandra, är kreativiteten en impuls 
som utlöses av faktorer runt omkring oss, som uppmanar oss att agera och reagera. Det är ett 
tillstånd av intuitiv förhandling som tar sig uttryck i den fysiska världen. Den individuella im-
pulsen manifesterar sig som ett avtryck i det fysiska, kollektiva rummet. Kampen om utrymme 
lämnar spår, avlagringar. Lager på lager av individuella ställningstaganden skapar kollektiva 
sediment. Människans medvetande ger dessa processer en dimension av intentionalitet, men ur 
ett termodynamiskt perspektiv har intention ingen betydelse. De termodynamiska processerna 
pågår oavsett hur vi tolkar dem och allt som händer är irreversibelt. Ingenting är permanent 
och ingenting kan raderas.
Helt nyligen fick jag veta att Acetonmannen åter observerats på gatorna i Göteborg. En god 
vän var på väg till dagis med sin son och såg honom på andra sidan gatan i färd med att skrapa 
bort klistermärken från en lyktstolpe, och kunde berätta att hans blick och kroppsspråk vittnat 
om stress, tidspress, eller kanske otålighet? För den pliktskyldige minimalisten räcker tiden 
aldrig till. Det finns alltid mer att göra i det tillintetgörande projektet och som vanligt är det 
bråda dagar för renhetens korsriddare.

(i.) Vigilante Vigilante – The Battle for Expression 2011, Max Good. I dokumentären följer 
filmaren Max Good några hängivna graffitibekämpare, som liksom Aceton-mannen, på eget 
bevåg är ute på gatorna för att tvätta bort och måla över.
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2015-12-29 – Om Rituella rörelser

Rituella rörelser, texten jag skrev, om kraften i ritualen, den kollektiva suggestionen, har helt ute-
lämnat dess ultimata och fruktansvärda crescendo – kriget. Det kollektiva våldet, massakern. Nu 
har jag beställt flera böcker på temat våld. ”On violence” – Ahrendt, ”Regarding the pain of others” 
– Sontag, Englunds sista del om första världskriget ”Stridens skönhet och sorg” samt en bok av 
samhällsvetaren Per Isdal som handlar om våld i nära relationer.

Såg ett program om våld, förlust och förlåtelse. En kvinna i Rwanda hade lyckats förlåta mannen 
som klöv hennes tvååriga barn i två delar med en machete. Nu stod de bredvid varandra och såg 
båda härjade och sorgsna ut. Man måste förlåta för att själv kunna leva vidare, var vad hon sade. 
Man gör det för sin egen skull.

Såg också dokumentären ”om våld” som baserar sig på Franz Fanons text ”Jordens fördömda”. 
Filmen är ett hopklipp av scener- arkivmaterial från de kolonialiserade ländernas frigörelse från eu-
ropeiskt herravälde. Texten handlar om hur den kolonialiserade tvingas använda våld för att bryta 
sig ur förtrycket. Men våldet har alltid ett pris. Det är ibland nödvändigt men vilket är priset? (vart 
tar det vägen?).

Varför utsätter jag mig för den här typen av research? (Undrade Jim). För att det har bosatt sig inne 
i mig (sedan länge) och jag vill stirra det i ansiktet, försöka förstå det och tämja det, om så bara hos 
mig själv. Bygga ett tryggt rum där det kan få visa sig, där man kanske också kan prata om det.

Vita hål.

”No ”we” should be taken for granted when the subject is looking at other people’s pain”. V.Woolf. 
Men om identifikationen sker genom det som är allra svårast att acceptera hos sig själv? Inte med-
kännande och sympati med andra, med offren, utan genom erkännandet att en potentiell förövare 
(våldets potential) finns inom oss alla.
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2015-11-02 – Trafikverket

Anledningen till att jag kanske måste ha två separata personligheter är det här 

Citat Trafikverket:

“Målformulering

2.1. M_ål_e_t_ _är_ _e_n_ _i_n_t_e_r_v_j_u_ _s_o_m_ _v_i_s_a_r_ _a_t_t_ 
_a_n_s_ök_a_n_d_e_ _h_a_r_ _f_ör_m_åg_a_ _a_t_t_ _a_r_b_e_t_a_ _m_e_d_ 
_u_p_p_d_r_a_g_e_t_ _i_ _s_a_m_v_e_r_k_a_n_ _m_e_d_ _T_r_a_f_i_k_v_e_r_k_e_t_ 
_o_c_h_ _a_n_v_i_s_a_d_ _p_r_o_j_e_k_t_ör_._ _

2.2. M_ål_e_t_ _är_ _e_n_ _i_n_t_e_r_v_j_u_ _s_o_m_ _v_i_s_a_r_ _a_t_t_ _a_n_s_
ök_a_n_d_e_ _h_a_r_ _f_ör_s_t_åe_l_s_e_,_ _k_o_m_p_e_t_e_n_s_ _o_c_h_ _f_ör_m_
åg_a_ _a_t_t_ _t_a_ _s_i_g_ _a_n_ _t_äv_l_i_n_g_s_u_p_p_g_i_f_t_e_n_ _m_e_d_ _h_
än_s_y_n_ _t_i_l_l_ _b_y_g_g_b_a_r_h_e_t_,_ _h_ål_l_b_a_r_h_e_t_ _o_c_h_ _k_o_s_t_n_
a_d_s_e_f_f_e_k_t_i_v_i_t_e_t_._ _

2.3. M_ål_e_t_ _är_ _e_n_ _i_n_t_e_r_v_j_u_ _s_o_m_ _v_i_s_a_r_ _a_t_t_ 
_a_n_s_ök_a_n_d_e_ _b_e_s_i_t_t_e_r_ _k_o_m_p_e_t_e_n_s_e_n_ _t_i_l_l_ 
_p_r_o_b_l_e_m_l_ös_n_i_n_g_s_f_ör_m_åg_a_ _o_c_h_ _a_n_a_l_y_s_ _a_v_ 
_p_r_o_b_l_e_m_s_t_äl_l_n_i_n_g_a_r_ _k_o_p_p_l_a_d_e_ _t_i_l_l_ _k_o_m_p_l_e_x_a_ 
_u_n_d_e_r_j_o_r_d_i_s_k_a_ _t_r_a_f_i_k_m_i_l_j_öe_r_.”

Hur ska jag kunna motivera mig att frambringa någonting själfullt, meningsfullt när ramverket 
formuleras på det här sättet? I vilken annan bransch intervjuas och poängsätts anbudsgivande 
företag efter samarbetsförmåga?

Samtidigt vet jag inte hur jag ska få in pengar till hyran om två månader…
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AUTENTISKA LIV (2015)

Ansökan om utställning till Galleri Syster 2015. OBS! Ej beviljad. Om du som läser har ett galleri/
konsthall eller liknande och känner att det vore roligt att genomföra denna utställning med mig 
och Emma är vi fortfarande intresserade.

Emma Tryti har funnits i utkanten av min bekantskapskrets under många år. Första gången vi träf-
fades var innan jag började på konstskola. Vi ingick båda i ett löst nätverk av punkare och aktivis-
ter där Emma var nära vän med flera av mina vänner.Emmas val att som ung och singel bli mam-
ma väckte min beundran. Att gå in i en situation som krävde mognad och ansvar var motsatsen till 
hur jag själv levde just då, och någonting som jag på avstånd förundrades över.

På den tiden var jag helt uppslukad av mitt största intresse som var att måla graffiti. Jag målade 
dagligen och när jag inte målade tänkte jag på graffiti. På samma sätt som andra kanske har en 
första kärlek, som formar dem och får stor betydelse i deras liv, var graffitin min första kärlek och 
den, på alla plan, största händelsen i mitt liv.

Trots våra olika sätt att organisera våra liv blev Emma och jag kompisar och har hållit kontak-
ten under årens lopp. Emma har under tiden lyckats vara en fantastisk mamma till sina två barn 
och samtidigt genomfört en konstnärlig utbildning. Hon har flyttat mellan länder och högskolor 
och alltid varit bland de bästa och mest produktiva. Uöver utbildningen har hon både organiserat 
utställningar och själv ställt ut. Varje gång jag ser någonting nytt Emma har gjort blir jag glad och 
omåttligt inspirerad av hur hon utvecklas i sitt konstnärskap. Hon är en förebild, inte bara genom 
att hon gör bra konst, men också genom att hon insisterat på, och visat hur, en kvinnas liv – en 
mammas liv, inte är ett hinder, utan en tillgång i konstnärens biografi. Vilket är ett av skälen till att 
jag frågade Emma om vi skulle göra en retrospektiv utställning tillsammans.

En retrospektiv utställning är ett ärofyllt uppdrag, som ger konstnären möjligheten att visa upp och 
övertyga publiken om kvalitet över tid – inte minst genom att länka samman arbeten med biograf-
in; konstnärens levda liv. Det är en möjlighet att understryka sin egen trovärdighet och betydelse. 
Den retrospektiva utställningen, är liksom monografen, rotad i idén om kopplingen mellan konst-
närens liv och verk.

I ”Art as Existence – The Monograph and Its Project”, beskrivs vår fascination för länken mellan 
konstnärens liv och arbete så här: “The idea of the oeuvre(i) endeavours to retrieve the individual-
ity of the artist from the evidence of his (min kursivering) development and metamorphoses. The 
paradigm it creates further interrogates the diverse modes of being human, reflecting the efforts 
of the culture of modern identity to confront the issue of how and why a human being is – and 
becomes – a true individual. In this paradigm human beings and artworks find their reason-to-be 
in their shared condition of being gebildet(formed) and in pursuing autoformation as the authentic 
form of life of the subject. In keeping with the romantic understanding of artistic production as 
”subject-work”, the oeuvre contemplates and actualizes the possibility that artists are doers whose 
subjectivities can continuously be engendered in and via their deeds… No longer relegated to a 
domain apart from that of life, the artworks acquire something that escapes understanding unless 
one goes beyond the dichotomies of art and life, representation and reality. This happens not only 
because artworks weave together visual and temporal dimensions or express various states of be-
coming. Along with revealing these remarkable properties, they are now objects that preserve and 
manifest the traces of someone’s passage in time.” (Gabriele Guercio 2006)

I konstnärsskapets kommersiella PR-kampanj är det viktigt att karriären (personen + verken + 
livet) är vackert förpackad och redo att förföra ögonblickligen. Det perfekt förpackade konstnärs-
livet är en gammal kliché – en kliché som premierar rökiga barer och dekadent storstadsliv, fram-
för bajsblöjor och hämtning på dagis. Den tillrättalagda identitetens estetik har med sociala media 
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dessutom fått ett uppsving. Som kontrast till den traditionella konstnärsbilden och post-internet 
tidens tvångsmässiga self-branding vill vi presentera oss själva som de antihjältar vi (kanske alla) 
egentligen är – blottade i vår banalitet, pinsamhet och våra fåfänga strävanden, men också i vår 
briljans och mänsklighet.

Vi vill sätta retrospektiven som koncept under lupp och genom humor och hugskott försöka 
utveckla dess möjligheter att berätta historien om konstnärens personliga utveckling. Vi vill dra 
konceptet till sin spets, vända ut och in på det och därigenom också bearbeta vår paradoxala 
inställning till både retrospektiven och konstvärlden i stort – viljan att delta i ett yrkeskollektiv 
och leva upp till dess normer, som hamnar i konflikt med behovet att göra saker på egna villkor. 
Sammanblandningen av konstnärens liv och verk kan få politiska konsekvenser om vi tänker tank-
en fullt ut. Konceptet skapar en länk mellan den privata och den offentliga sfären och skär genom 
den traditionellt borgerliga uppdelningen mellan vad som passar att visa (i offentligheten) och vad 
som bör gömmas undan(-kvinnans plats var tills helt nyligen otvetydigt relegerad till hemmet och 
är det fortfarande i många avseenden genom att de erfarenheter som förknippas med kvinnors liv 
sällan representeras i konstsammanhang).

Monografen, eller retrospektiven flätar samman det privata och det offentligas parallella världar 
och tidslinjer, och har potential att ge det personliga livet en social och därmed politisk mening. 
Åtminstone om vi vågar sänka vår gard och visa upp också de aspekter som är personliga på 
riktigt. I en konst uppbyggd kring monografen, där subjektets och arbetets parallella utveckling är 
sammanlänkade, kan inga framsteg åstadkommas om kontrollen över jaget aldrig släpps.

Istället för att välja bort det banala och pinsamma, välkomnar vi allt som varit– och vägrar att 
censurera bort sådant som inte passar in i bilden av en lyckad karriär. För inom oss ryms många 
personer och åldrar – en pompös gubbe, en romantisk tonåring, en mamma, ett barn. Alla version-
er av oss har producerat material. I lådor på vinden, i gamla diabildsmagasin finns spåren efter alla 
dem som vi varit.

Troligen kommer denna retrospektiv att framstå som komisk. Men vad är det egentligen vi skrattar 
åt? Att två unga kvinnor, tillika mammor, dristar sig till att påstå att deras konstnärliga utveckling 
under tonår, ungdomsliv och liv som mammor skulle vara tillräckligt intressant att visa upp?
Retrospektiven är en fantastisk möjlighet för konstnären att reflektera över den egna produktionen, 
utvärdera den och komma vidare. Vi har inte tid att vänta 30 år på att bli tillfrågade om att göra en 
retrospektiv på en etablerad institution, som ett kvitto på framgång, särskilt eftersom vi rent statis-
tiskt då måste vänta förgäves. Retrospektiva utställningar på stora institutioner och kommersiella 
gallerier är än så länge oftast utställningar med män.

Vi vill ge varandra tillgång att förbehållslöst rota i varandras arkiverade material och hjälpa varan-
dra att välja ut relevanta verk till utställningen. På så vis blir vi båda medverkande konstnärer och 
varandras curators. Vi kommer också att göra ett gemensamt verk – en tillbakablickande film där 
vi intervjuar människor vi kommit i kontakt med genom vårt skapande under årens lopp – bild-
lärare från högstadiet, barndomsvänner, mormödrar med flera, som får hjälpa till att bygga bilden 
av två konstnärers liv och utveckling. Genom vår dubbla retrospektiv önskar vi öppna dörren till 
det rum som utgörs av gömda skelett, skamfläckar och skatter. Vi hoppas att det i detta rum skall 
ges möjlighet för positiv identifikation hos en del av publiken som annars inte uppenbart kan iden-
tifiera sig med konsthistoriens heroiserade manliga subjektivitet. Vi vill gärna bidra till en diskus-
sion kring skapande av subjektet i konstens historiska och samtida rum.

(i). Oeuvre – the complete works of a writer, painter or other artist. His oeuvre is now considered 
one of the greatest achievements in the history of ballet. (Cambridge International Dictionary of 
English).
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Kära vänner och kollegor! (PAB. Öppet brev publicerat på Facebook 2017)

Tänkte sammankalla till ett möte för att undersöka intresset och möjligheterna för att real-
isera ”Prekariatet AB” (arbetsnamn) – ett företag där vi tillsammans tar ”brödjobben” och 
delar på aktieutdelningen, samtidigt som vi gör ett inlägg i debatten om vår yrkesgrupps 
skrattretande dåliga sociala och ekonomiska situation.

Jag är så trött på den ekonomiska otryggheten som konstnärsyrket medför. Också fruk-
tansvärt less på att behöva använda min tid till att knega vid sidan om, eftersom jag redan 
jobbar heltid (fast mer eller mindre ideellt då) som konstnär. Att dessutom behöva betala 
tillbaka på studieskuld till CSN efter en 7-årig (!!!!) högskoleutbildning är tungt. Någon 
som känner igen sig?

Jag föreslår därför att vi går samman och tar ”brödjobben” tillsammans. Låt oss med hög-
burna huvuden städa toaletterna på moderna museet, grilla korv på de stora institutioner-
nas vernissager, måla fake-marmor och olivkvistar på lokala pizzerians fondvägg osv. Låt 
oss kollektivisera det tunga och tråkiga!

Vi organiserar oss förslagsvis som ett ”Manpower” där vi själva är delägarna och får både 
timlön för utfört arbete och aktieutdelning, samt ha firmafester och en egen logotyp. Vi 
skriver ett gemensamt CV där alla våra ”kompetenser”, som vi lärt oss under alla år av 
extraknäckande lyfts 
fram och hyllas!

Vi skulle kunna börja med att rikta våra tjänster främst till de organisationer, institutioner 
och företag som vi har en relation till: kommunerna, landstingen, museerna, konsthallar-
na, konstskolorna, gallerierna, kultur-media osv för att skapa uppmärksamhet omkring vår 
situation.
Vad tror ni? Ska vi mötas och skissa vidare på den här idén? Vet att idén har många svaga 
punkter, men tycker det vore kul att fortsätta tänka på det här kollektivt om någon mer är 
intresserad.

Varma hälsningar/Jamila
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RITUELLA RÖRELSER  (2012 - 2014)

”All artists whether primitive or sophisticated have been involved in the handling of chaos” 
Barnett Newman (The Plasmic Image 1943-45)

”The mind is a muscle.”
Yvonne Rainer

Det finns en relation mellan kroppens rörelse och den oemotståndliga lockelsen hos det out-
forskade. Ur vår kulturs polarisering mellan kropp och intellekt uppstår kanske behovet för metod-
er som hjälper oss släppa kontrollen och sudda ut gränsen mellan kropp och medvetande. Kan 
kroppen i trans frigöra intellektet från moralen och det stränga överjaget?

Upptäckandet fokuserade under den tidiga moderniteten på att utforska yttre, geografiska 
landskap. Senare riktade psykologi och konst upptäckandet mot de inre landskapen, och de out-
forskade områden som kunde finnas i det undermedvetna. Dessa båda typer av upptäcktsresor har 
kopplingar till sökandet efter “det sublima”, som under skiftande perioder i konsthistorien varit en 
av konstens viktigaste drivkrafter. Det sublima, som på samma gång är vackert och skrämmande, 
låter sig inte så lätt fångas i mänskliga skildringar; låter sig inte riktigt beskrivas eller illustreras. 
Närvaron av det sublima inger en överväldigande och mäktig känsla men undflyr lätt konstens 
försök till avbildning. Men det finns exempel på konstnärer i historien har fördjupat sig i det subli-
ma och lyckats komma det nära.

Målaren Caspar David Friedrich som var verksam under 1800-talet, försökte till exempel framma-
na det genom sina landskap, där det sublima representerades av naturens okontrollerade kraft och 
skönhet.

Caspar David Friedrich Rocky reef on the sea shore 1824
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Omkring samma tid företogs många upptäcktsresor och expeditioner till avlägsna destinationer. 
Arktis, Antarktis, de högsta bergen och havens djup kittlade fantasin – naturens utsträckta vidder, 
där en kunde uppleva universums oändlighet, den kosmiska tomheten.

Upptäckaren av okända landskap, den orädde äventyraren som gav sig ut för att utforska det 
oupptäckta, var en modig vetenskapsman, som kom tillbaks till civilisationen med nyheter om 
världens yttersta utposter. Alltid på väg, driven av en vilja att se bortom horisonten. Men var 
det verkligen bara vetenskaplig kunskap som var målsättningen? Vi anar i dessa expeditioner en 
underton av självdestruktivitet, kanske en outtalad önskan att tillintetgöra identiteten och försvin-
na in i tomhetens oändliga famn. Att få vara mikroskopiskt liten i det oändligt stora. Som André, 
som under sin berömda polarexpedition i luftballong redovisade, ur vetenskapligt perspektiv, helt 
lösryckta fynd som exempelvis ”ett par måsögon”. Eftervärlden minns inga av dessa fynd, utan ser 
istället för vår inre blick den hisnande bilden av André som försvinner över isen i sin luftballong, 
för att aldrig återvända.

Idén om den oändliga vidden med dess möjlighet till försvinnande och upplösning har en stark 
visuell kraft och en integritet som fortsätter att förföra oss. Tomrummet, som vägrar att ge ifrån 
sig information, detta icke-kommunikativa svarta hål, som vi både fasar för och kanske samtidigt 
längtar efter att uppslukas av, hemsöker oss ständigt i skiftande skepnad.

Den holländske konstnären Bas Jan Ader ger sig ut på sin båtfärd ”In Search of the Miraculous”. 
Han hade planerat att försvinna, vara försvunnen under tre år och sedan komma tillbaka. Men han 
kom aldrig tillbaka, och hittades aldrig.

Kan den ändlösa vidden – tomrummet – vara ett inre tillstånd?

Under högmodernismen, när representation i vissa kretsar hade ersatts av total abstraktion, fanns 
det sublima kvar som ett ideal och en inspirationskälla för många konstnärer, som till exempel 
Rothko och Newman. Tanken att det sublima kunde återfinnas inom människan själv, kanske i 
djupet av hennes undermedvetna, började utforskas och uttryckas i måleriet.
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Den automatiserade rörelsen i måleriet var för Pollock ett sätt att komma i kontakt med sitt 
undermedvetna. Det var ett mantra och en meditationsform, uttryckt över en yta, en ritual som 
stängde av intellektets och moralens kontrollmekanismer, i syfte att släppa fram någonting 
okänt.

”When I am in my painting, I’m not aware of what I’m doing. It is only after a sort of ”get 
aquainted” period that I see what I have been about. I have no fear about making changes, de-
stroying the image etc., because the painting has a life of its own. I try to let it come through” 
Jackson Pollock 1947 (Two Statements)

Det undermedvetna är per definition inte moraliskt eller distanserat dömande. Det är mer som 
en spöklik närvaro i tillvaron, en avgrund som vi kan kasta oss ned i och där nere i djupet kan-
ske få möta oss själva. Priset för detta möte är alltid förlorad kontroll. Finns det sublima inom 
oss själva och är det i så fall gott eller ont? Är naturen god eller ond? Eller är dessa distink-
tioner felaktigt formulerade? Vi kan inte sätta oss till doms över en storm, ett fruset hav eller 
ett vulkanutbrott. Det är den oberäkneliga energin, kraften i dessa fenomen som fascinerar oss 
och aktiverar oss estetiskt. Poeten William Blake uttryckte fascinationen för vildhetens skön-
het i sin dikt ”The Tyger”:

Tyger Tyger, burning bright,
In the forests of the night;
What immortal hand or eye,
Could frame thy fearful symmetry?
In what distant deeps or skies. Burnt the fire of thine eyes?

On what wings dare he aspire? What the hand, dare seize the fire?
And what shoulder, & what art, Could twist the sinews of thy heart? And when thy heart be-
gan to beat, What dread hand? & what dread feet?
What the hammer? what the chain, In what furnace was thy brain? What the anvil? what dread 
grasp, Dare its deadly terrors clasp!
When the stars threw down their spears And water'd heaven with their tears: Did he smile his 
work to see?
Did he who made the Lamb make thee?
Tyger Tyger burning bright,
In the forests of the night:
What immortal hand or eye,
Dare frame thy fearful symmetry?

Hyllningen till tigern är en hyllning till naturens okontrollerbara vildhet – en hyllning till 
kaoset. Tigern befriad från moral, självmedvetenhet och självkontroll – representerar rå ener-
gi. Men tigern är också en individualist, som, i motsats till lejonen, jagar ensam – en solitär 
vandrare, i ständig rörelse genom vildmarken.
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”Sunrise” var namnet på en av tidernas mest legendariska ravefester. Sunrise organiserades vid 
flera tillfällen i Storbritannien omkring 1990-talets första hälft och fick senare uppföljare på andra 
platser i världen. När Sunrise arrangerades i en andra upplaga kompletterades namnet med un-
dertiteln ”The Mystery Trip”. Den resa som åsyftas är en inre resa, och den företas med dansens 
hjälp. Varje deltagare ger sig ut på sin egen resa, men kollektivet reser också tillsammans. Det är 
en gemensam resa som vänder sig inåt. De samlade kropparnas simultana rörelse skapar ett till-
stånd som tillåter själarna att resa till mystiska platser.

Att genom rituella rörelser framkalla trans och spirituella upplevelser är ett tidlöst och globalt 
fenomen, men transen är i västvärlden kulturellt tabu och har ibland direkt förknippats med 
djävulsdans. Ritualistiskt automatiserade rörelser – kollektiva trans-tillstånd skildras ofta som 
hotfulla. Transen representerar motsatsen till västliga moderna ideal så som rationalitet, återhåll-
samhet, förnuft och strikt moral. Den representerar den kraft som kan föra oss bortom kontrollen, 

närmare det undermedvetna, närmare avgrunden och det okända. Längre bort från det stabila 
konstruerade jaget; som på ett förutsägbart vis kommunicerar med sin omvärld, och närmare de 
personer vi är i våra drömmar, där vi ofta överraskas över de bilder våra egna hjärnor visar oss.

När blir den kollektiva ritualen kuslig? Är det när de stillastående åskådarna ser hur kropparna i 
rörelse successivt överger sociala kontrakt och koder? När de släpper greppet om gemensamma 
normerande överenskommelser, låter sig svepas med av stundens suggestion, där andra regler 
råder. De framstår kanske då för andra som oberäkneliga, kanske till och med farliga. Vem vet vad 
de kan ta sig till i det tillstånd de befinner sig? Deras sinnen har släppt kontrollen och deras krop-
par är därför hotfulla, uppfyllda av en diffus gränsöverskridande potential.

Den gamla sägnen om Hårgadansen berättar om hur ungdomarna i det lilla svenska samhället 
Hårga luras av självaste djävulen att dansa sig till döds. Då djävulen, förklädd till spelman, spelar 
en märkligt fängslande melodi, försätts ungdomarna i ett transliknande tillstånd, som de inte kan 
ta sig ur. Dansande följer de djävulen upp på Hårgaberget, där de dansar sönder sina kroppar tills 
ingenting annat än deras benknotor återstår.1 Sägnen illustrerar det värsta tänkbara scenariot i en 
situation där vi släppt kontrollen, nämligen att vi aldrig lyckas att återta den. Den förlorade kon-
trollens oövervakade tomrum blir ockuperat av en utomstående fientlig kraft, som drar oss ned i 
avgrunden.
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I filmen The Wickerman från 1973 reser en kristen och dygdig polisman till en avlägsen ö (Sum-
merisle) för att utreda en ung flickas försvinnande. Under sin vistelse på ön märker han snart att 
öbefolkningen praktiserar gamla keltiska ritualer, bestående av sång och dans med sexuella under-
toner. Polismannen börjar till sin fasa misstänka att hela byn är indragen i omständigheterna kring 
den unga flickans försvinnande, och han förstår snart att höjdpunkten av bybornas ritualer, precis 
som i sägnen om Hårgadansen, är ett mänskligt offer.

I filmens första scen befinner sig polismannen i sin egen kyrka, där han i samband med nattvarden 
talar om Kristus kroppsliga offer, och i filmens slutscen tvingas polismannen under öbornas hed-
niska ritual att offra sin egen kropp. Det rationella, ensamma intellektet förlorar till sist kampen 
mot kaoset - mot den kollektiva hänryckningen. Filmens kusligt besynnerliga stämning byggs upp 
genom suggestiva sekvenser av sång och dans, där ingen av de människor polismannen möter tycks 
riktigt närvarande, förutom i utövandet av de kollektiva ritualernas extatiska ögonblick.
Skräcken för den okontrollerade kroppen gestaltas kanske allra bäst av det populärkulturella 
fenomenet ”Zombies”. Det karaktäristiska för zombies (i plural eftersom de oftast uppträder i 
grupp) är kropparnas ostoppbara framfart, till trots för intellektuell och själslig vakans. Även om 
zombien figurerat i populärkulturen så länge att zombies har fått ett visst nostalgiskt skimmer, åter-
uppstår de med jämna mellanrum i nya tappningar. Ett intressant exempel på samtida zombiekultur 
är det internationella fenomenet ”zombie-walks”, där människor samlas för att gemensamt ”bli” 
zombies, och utklädda i passande kostymer rör sig ”zombieaktigt” genom staden. Till skillnad från 
90-talets Ravefest, håller sig en Zombiwalk inte på ett avgränsat område, utan rör sig fritt i stads-
rummet. Detta fenomen skulle potentiellt kunna vara mycket skrämmande, men blir istället komiskt 
eftersom deltagarna uppenbarligen spelar teater. Åskådarna tolkar det inte som att deltagarna i en 
zombiewalk ”är sig själva”. Men kanske är de både sig själva och någonting annat på samma gång? 
Hur kan vi vara säkra på att de fortfarande har full kontroll över sina individuella medvetanden? 
För i vilket ögonblick under den rituella rörelsen är det som kontrollen förloras?
1 Se Victor Johnson, ”Hårgadansen”, Bokförlaget Inferni, 1985.

Stillbild från filmen The Wicker Man 1973.
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Ritualistisk dans användes förr som en form för exorcism i dansformen Tarantism - en mycket 
gammal italiensk sedvänja, som förbjöds av kyrkan och under lång tid endast praktiserades som 
en sekteristisk subkultur. Målsättningen var att med musikens hjälp försätta den dansande i ett 
hypnotiskt tillstånd där de plågande demonerna drevs ut ur kroppen. Dessa ”demoner”, som an-
sågs vara orsakade av ett spindelbett, gav upphov till hysteri och den drabbade fick utbrott där hon 
tvångsmässigt rörde sig spastiskt och rytmiskt. Endast med hjälp av lyhörda och skickliga musiker 
som spelade på ett sätt som överensstämde med den drabbades inre våndor, kunde det hysteriska 
tillståndet övergå i en terapeutisk process där det okontrollerade dansandet eskalerade till dess att 
obalansen hos den drabbade harmonierats. De disharmoniska känslorna kanaliserades i ett medita-
tivt tillstånd som uppnåddes genom repetitiva, rytmiska rörelser.
Att ge sig hän i en ritual signalerar en vändning inåt. För betraktaren kanske den inåtriktade up-
pmärksamheten ter sig skrämmande. Sett genom en världsbild byggd kring dikotomier, borde ett 
sådant tillstånd utesluta en utåtriktad närvaro i världen, ett utåtriktat medvetande, intellekt, moral.
Men i det meditativa tillståndet distanserar sig subjektet inte nödvändigtvis från omvärlden. Det 
meditativa tillståndet kan omfatta både det jag-fokuserade subjektet och dess relation till världen 
runt omkring.

Pollock sökte efter sitt undermedvetna genom att låta sin kropp röra sig och lämna avtryck i den 
fysiska världen. Den automatiserade repetitiva rörelsen var en meditation över en yta, genom ett 
visuellt medium. Enligt konstkritikern Harold Rosenberg kunde målningar betraktas som ”arenor” 
där konstnären agerade. Målningen blev ett fruset ögonblick i tiden, och en plats där konstnären 
manifesterar sig själv och formulerar sin existens. ”A painting is an act, inseparable from the biog-
raphy of the artist. The painting itself is a moment in the adulterated mixture of ... life”. Att betrakta 
måleri som handling öppnar upp för en mängd möjliga referenser utanför måleriet självt. När ytan 
förvandlas till arena tillförs variabeln ”tid”. Handlingen, vars spår vi ser på ytan, pågick under ett 
specifikt ögonblick. (Space + time = spacetime; curved space, the fabric of the universe= eternity).

Den utsuddade gränsen mellan skapat objekt och pågående liv innebar ett annat sätt att betrakta 
form. Objektet var inte längre bara materiellt och visuellt, utan kunde ses som en artefakt sprungen 
ur konstnärens levda liv- ett vittnesmål eller ett avtryck från ögonblicket och handlingen. Konsten 
var lämningar från konstnärens aktiviteter, som hon strödde efter sig på sin väg genom tiden.
Om det levda livet och tiden som passerat genom konstverket, snarare betraktas som rörelse än 
som gest, bleknar bilden av den exhibitionistiske teatrala konstnären och i stället framträder den 
konstnärliga processen som en meditation och ritual som syftar att föra oss närmare oss själva, och 
sätta oss i kontakt med vår omvärld. Arenan förvandlas från en teaterscen med en publik till ett ouja 
board, en yta där spirituell kontakt frammanas. Bildytans koppling till det teatrala glider, via den 
kollektiva rörelsen, över i associationer till självhjälpskultur. Är den skapande processen en form av 
terapi? Är konstverket i så fall en självhjälpsmanual eller en ”transkription” från terapitillfället? När 
konsten övergår från att vara kommunikation till att bli en kreativ upplevelse, skulle dess självh-
jälpspotential kunna bli universell? Som en emancipatorisk praktik, utövad för att föra oss närmare 
oss själva och vår omvärld, ger konsten hopp om att öppna dörren till de stora metafysiska frågorna 
och närvaron i nuet.

Försvinnandet är det högsta målet, där det sublima som representeras av ett ingenting, frammanas 
av intensiv meditation, genom kroppar i rörelse. Den försvunna människan har lämnat sig själv för 
att uppslukas av någonting större i hopp om att få möta det sublima – den ultimata estetiska upplev-
elsen. Förlorad kontroll över jaget leder i bästa fall till katarsis - pånyttfödelse. I värsta fall riskerar 
den förlorade att för all framtid vandra i skuggorna – för alltid på väg, för alltid i rörelse, och för 
alltid vilse.
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2017-12-03 – Vem är jag nu? Sinnessjuk diktator

Vem är jag nu ? Den sinnessjuke, demente diktatorn. Allsmäktig i fritt fall. Just för att den 
enda kontroll jag har är den över materialet, över metoden över min egen process, måste jag 
inom ramarna för denna process utöva och vältra mig i min kontroll.
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2019-01-27 – Jag har lajvat graffitimålare i 20 år

Var är flyktpunkten i tomrummet? 

Att appropriera bilden, göra den till min medhjälpare, genom dessa taktiker:

Flera flyktpunkter (allover composition) i stället för ”den manliga blicken”, maktens blick ser 
från ovan ned (M. De Ceratau). Överblicken som kan summera och konkludera, men som förlorar 
intimitet, sensualitet, kropp. Ögonen utan kropp, det vertikala perspektivet, krigsföring via drönare 
eller satellit, total preciserad kontroll men utan riktig närvaro. Min blick utgår från marknivå, sitter 
fast i en kropp som kravlar, rullar kämpar sig fram i terrängen. En kamp (gyttjebrottning) pågår 
och jag befinner mig mitt i striden. Det är kaos i min bild och detta kaos måste navigeras (New-
man). 

Kanske därför komposition som barockmåleri, diagonalerna, kropparna rörelsen.

Lageruppbyggnad. Gerillasoldaten i terrängen som gömmer sig bakom stenblock, krälar fram, 
spanar ut från bakom en skyddande kant. Berthe Morrisots måleri (jämfört med Monet). En blick 
som från markperspektiv tittar ut bakom någonting. Lager som gömmer och blockerar, skyddar, 
håller tillbaka. Allt kan inte blottläggas klargöras direkt. Det viktiga är ofta halvt fördolt?

Men vem är jag att säga någonting? Vem är jag att göra dessa anspråk? Jag rollspelar därför. Testar 
de mest anspråksfulla gesterna.

Jag har lajvat graffitimålare i 20 år, tills jag officiellt dubbades till man (den finaste hedersut-
märkelsen, som att bli adlad ungefär i vår värld) av kungen själv. Jag var också Newman, Pollock. 
Jag är Newman och Pollock i mitt arbete, men jag är samtidigt deras nemesis. Jag iscensätter 
konflikten mellan dem och mig, ger mig själv rätten att göra en grandios gest, förlöjligar den 
sedan, suddar ut den, lägger ett annat lager över. Allt enligt den duktiga flickans logik och ar-
betsmetod. Jag studerar först noga, fördjupar mig sedan i ändlöst monotont hantverk. Repeterar 
(tvångsmässigt som Kusama), som välskrivning vad som skulle vara spontant. Den lediga gesten 
(sköna killens; Fontanas, Pollocks) blir först approprierad, kopierad en gång. Två tre gånger. Se-
dan ansträngd och desperat, därefter utmattad och uttömd. Ur detta ältande uppstår en rörelse, ur 
rörelsen en frihet - eufori. Monotonin är en erövring. Jag tvingar metall till textil genom hantver-
kets långsamma upprepningsprocedur. Förneka ytan. Ytan är tredimensionell, kan perforeras, har 
ett rum bakom och framför (Fontana). Väv – ytan en konstruktion. Broderi – ytan perforeras, mön-
ster skapas genom en rörelse tvärsigenom. Jag repar ytan. Repan, ristningen, hålet. Ytan är inte ett 
fönster utan ett golv. Bilden en arena sade Rosenberg om Pollock, där konstnärens liv utspelar sig. 
Därefter kom performance - Kaprow. Bilden i dialog med alla tider – min bild är en warp-zone. 
Spelar ut grandiosa strategier mot varandra, bilden är ett spelbräde, ett game-board där rollspel 
pågår.

Warp - Väver samman disparata inslag. Gatan, staden, materialet, konsthistorien.
Väven som metodologiskt koncept.

För jag (liksom Pollock) vill ändå skapa en transcendental yta på (i) min warp-zone, som i ena 
stunden är ett dansgolv, i andra stunden portalen till en parallell verklighet, till det undermedvetna, 
drömmen, en annan tid. Jag är här då och nu, i materialet (lackfärg, forensics, hårstrån DNA-spår i 
min färg), vindfläkten mot mina genitalier (O’Hara), i rörelsen när jag går, springer, kör min bil.
Eller är jag en sandmask som tuggar i mig allt detta material medan jag borrar mig fram genom 
terrängen. Lämnar ett spår som fylls igen.
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2014-09-15 – Tomrum och hunger gestaltar ett eko

Tomrummet som aldrig går att fylla. Hungern som inte går att mätta. Hjälper det att försöka 
gestalta? Kanske borde gestaltas som ett eko. Man kastar ur sig någonting, ger ifrån sig ett 
ljud, som studsar runt i tomheten, för att återvända som en förvrängd reflexion.

2015-03-14 – Jag ska arbeta med hålet som koncept

Jag ska arbeta med hålet som koncept. Hålet som en brist. Bristen på någonting som oåterka-
lleligen är borta. Saknaden och sorgen som ett allmäntillstånd, inte som någonting som går 
över utan som status quo.

2015-12-16 – Svart bok med hål färdig idag

Svart bok med hål färdig idag. Så många timmar i den boken. Varje lager på lager av svart, 
varje hål i pappret. Varje hål, en tomhet, en brist på något, en avsaknad. Där ett hål gnuggats 
blir pappret mer uppluckrat, skörare och hålen uppstår ofta på ungefär samma plats i arket när 
jag vänder blad. Samma brist, samma tomhet som följer mig varje dag. Hålboken har varit 
bra, hälsosam att göra. När jag fokuserar på tomheten intensivt en stund, kan jag lättare hålla 
den ifrån mig senare under dagen.
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Öppet brev till kollegorna på Glokala Folkhögskolan 2021

Hej på er! (Öppet brev till kollegorna på Glokala Folkhögskolan 2021)

Efter gårdagens arbete med kursplanerna (tycker ni har gjort ett super-jobb fö och tack för
hjälp och feedback) tänkte jag bara dela med mig av hur jag tänker/känner utifrån mitt
perspektiv som yrkesverksam konstnär.

Angående konst och pedagogik, mer specifikt examinering av konststudenter och
utvärdering av resultat.

Bolognaprocessen (den process inom konsthögskolorna där konstnärlig kunskap
standardiserats enligt gemensam europeisk standard) blev enligt mig förödande för unga
konstnärer och för konstnärsyrket. Vi kan inte godkänna konststudenter på samma
premisser som studenter som läser matte eller svenska. Av anledningen att vi får dåliga
konstnärer som resultat. Dåliga därför att de standardiseringen tar ifrån dem möjligheten att
lita på sin egen intuition och därmed lägga grunden för ett personligt självständigt
konstnärligt uttryck.

För en konstnär i allra första början av sin karriär kan en av de största utmaningarna en
brottas med vara känslor av skam. Att överhuvudtaget våga uttrycka sig genom konst är ett
känsligt och viktigt steg att ta, där konstskolans roll måste vara att uppmuntra alla
experiment och även misslyckanden och ha förståelse för tvekan.

Misslyckanden är också en del i den här processen! Att lära sig att acceptera att allt en
producerar inte är genialt, bra, fantastiskt, utan att se det som en del i en längre utveckling;
en pusselbit i en livslång konstnärlig arbets- och lärandeprocess.
Att acceptera skammen och rädslan måste ibland få ta tid.

Det kan tyckas som att en studerande är lat men kontemplation, att låta intryck och
lärdomar sjunka in, att få tid till introspektion kan i vissa perioder vara mycket viktigt. Att
hitta balansen mellan input och output är en grundförutsättning för ett hållbart
konstnärskap.

Vi möter deltagarna på deras egen individuella nivå. Målsättningen kan alltid bara stå i
relation till individens egna grundförutsättningar.

Grunden för examination av lärandemål kan därför bara vara närvaro. Närvaro i den egna
processen och genom visat intresse/feedback på kamraterna och att närvara vid
handledning.

Viktigt för mig att få säga detta eftersom jag har en viss inblick i hur mycket skada
missriktade standardiserade examinationsförfaranden har lett till på konsthögskolorna.

Kram!
Jamila
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2021-08-29 – Fossilerna

Ichnotaxon (pl. Ichnotaxa) is a taxon based on the fossilized work of an organism”, the non human 
equivalent of an artefact. Ichnotaxa comes from the greek ichnos meaning track and taxis meaning 
ordering. They are more commonly known as trace fossils.

Trypanite is a narrow cylindrical unbranched boring. It’s almost always found in calcerous sub-
stances, most likely because the excavating organism used an acid or other chemical agent to 
dissolve the calcium carbonate.

I min fossil är hålet ett spår. Spåret är från någon som använt kemiska medel för att lösa upp och 
lämna avtryck i materialet. Denna någon är en mask från ca 500 miljoner år sedan.

När maskhålen stelnat fylldes de av lera. Sedan förstenades rörelsen, allt. 500 000 000 år. Ett ög-
onblick.

Dear Diary. Det personliga berättandets ultimata negation av abstraktionen. Till abstraktionen 
säger dagboken; du kan aldrig bli ren, allt är nedsmutsat med allting annat. Renheten en omö-
jlighet. Tomheten också. Hålen fylls tillslut alltid med vatten, lera och sand.
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