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Minne och samtid &r de begrepp jag valt som rubrik. De bildar tillsammans konturerna av ett
tema, ett spar som jag ska forsoka folja genom nagra av utstallningens verk. Jag kommer att
narma mig fragan om hur konstnarer anvander sig av historiskt material och hur de kopplar
det till en samtida verklighet. En frdga som sarskilt har intresserat mig ar hur ett
minneshetonat material kan tas i bruk for att sdga nadgonting om var egen tid. | forsta hand
kommer jag att uppehalla mig vid verk i utstallningen men jag kommer ocksa, for att vidga
perspektivet nagot, diskutera arbeten av tva svenska textilkonstnarer.

Nar jag deltog i arbetet i juryn for Triennale 2006 slogs jag av att pafallande manga
inlamnade verk bar pa referenser till 1970-talet, och da i synnerhet decenniets tryckta
inrednings- och hemtextilier. Abstrakta monster med ett mjukt formsprak eller lekfulla,
fargstarka blomstermotiv hade tagits i bruk av manga konstnarer. | flera fall handlade det om
rent handfasta bearbetningar av autentiska historiska textilier. Har fanns en tydlig tendens, en
riktning som var lockande att se som ett gemensamt uttryck for en ung konstnérsgeneration.

Men samtidigt skall likheterna mellan konstnédrerna i denna grupp inte 6verdrivas.
Sjuttiotalets tryckta textilier representerar ett rikt och varierat kulturellt material och det &r
svart att tala om nagon egentlig enhetlighet i konstnarernas intresse for omradet. | vissa fall
kan ocksa enskilda verk sagas rymma mer eller mindre motséagelsefulla perspektiv pa det
valda materialet. Hilde Renée Opdals vaggstycke Seventies i textil och jakarandapanel kan
namnas som ett exempel. Har moter vi bade en lekfullhet ett allvar. Den ganska stranga
kompositionsprincipen — dar enkla, geometriska former radas upp horisontellt pa vaggen —
kanner vi givetvis igen fran minimalismens sextio- och sjuttiotal. Liknande sétt att arbeta med
ytor och volymer méter vi bland annat i Donald Judds verk. Men om minimalismen framst
intresserade sig for formen, dess repetition och dess forhallande till rummet och betraktarens
position, finns i Hilde Renée Opdals arbete ett helt annat engagemang i moénster och
materialkvaliteter. Arbetet har vid sidan av sin stranghet en pafallande varm fargskala och
betonar de dekorativa varden som finns i modernismens formgivning. Formen, fargerna,
ytorna och materialen kommunicerar har med betraktaren pa flera olika plan.

Jag vill understryka att jag tydligt upplever att detta verk inte i forsta hand speglar ett intresse
for ready-mades eller for ateranvandning av material som har en lattillganglig historisk
konnotation. Tonvikten ligger inte pa den rena forflyttningen eller framvisandet av det
historiska materialet, utan pa omformningen av det. Arbetet skulle kunna beskrivas med
begrepp som uppmatning, abstraktion och dekonstruktion, och i arbetsprocessen finns ett
element av erdvring. | detta arbete, liksom i flera andra pa utstallningen, ser vi hur resterna av
en historisk epok — som inte ar sarskilt avlagsen, men som &nda ar avslutad — underkastas en
omtolkning, en omformulering. Den har omtolkningen innebér alltsa inte bara att den
historiska textilen placeras i en ny kontext, utan ocksa att den underkastas rent fysiska
forandringar. Arbetsprocessen ar har ett minnesarbete som forsiggar bade pa ett intellektuellt
plan och pa en mycket handfast materialniva. Minnet isoleras inte i en abstrakt sfar utan
forankras i samtiden genom den fysiska bearbetningen och den rumsliga organiseringen av
dess material. Minnesarbetet handlar inte om att aterskapa en bild utan om att omskapa.



Ett arbete som Hilde Renée Opdals Seventies kan i utvidgad betydelse sdagas handla om
undersdkandet av en livsmiljo, en privat eller offentlig scen. Jag tycker mig se ett forsok att
diskutera manniskans sétt att relatera till den omgivning hon skapar at sig — den miljo, det
sammanhang, som hon sedan later ga i arv och som kommande generationer antingen dverger
eller atervander till. Verket Seventies manifesterar i mina 6gon ett intresse for de upplevelser
och beteendemdnster som den gestaltade miljon understddjer eller framkallar. Under verkets
dekorativa, nastan forforiska yttre forefaller det dolja sig en kdnsloméssigt betonad
kommentar kring hur arkitektur och design skapar och samspelar med vara sociala
konventioner. Skrapar man hér pa den eleganta ytan, pa den blanka panelen och de skarpa
formerna, finns dar ndgot oroande, nagot undertryckt.

En annan typ av narmande till det har amnet, alltsa textilen som ett material kopplat till arv,
overtagande och minne, finns i Anne-Gry Lglands Rose 2. Det ar en genombruten textil i tva
lager, uppbyggd kring rester av tva tryckta monster med tydlig sjuttiotalskaraktar. Bada har
blomstermotiv och det ena &r ocksa bitvis uppbyggt av monster av punkter som kan tolkas
som en stiliserad stjarnhimmel eller snéfall. Har finns, i betoningen av det séndriga och
fragmentariska, en ndrvaro av ett forganglighetsmotiv. Och jag ser det inte som en slump att
det aterbrukade textilierna har naturmotiv. Det tycks i ett avseende handla om just naturen
och, i forlangningen, om manniskans plats i denna; om den miljo som &r forutsattningen for
vara liv men som vi samtidigt trasar sénder och féroder. Om man gor denna tolkning far
verkets referenser till sjuttiotalet ocksa en sarskild betydelse. Det var ju under detta
decennium som den industrialiserade varldens miljoproblem borjade diskuteras pa allvar och
miljororelsen fick sitt genombrott.

Kanske ar det paradoxalt, men i efterhand ocksa forstaeligt, att sextio- och sjuttiotalens design
blev sa fargstark och livsbejakande. Forkarleken till blomstermonster och andra
lattillgéngliga, naturbetonade motiv inom hemtextilen kan ses som ett besvarjande av den
verklighet som blev alltmer svar att blunda for. Nar Anne-Gry Lgland nu tar tryckta textilier
av sjuttiotalssnitt och later dem bokstavligt talat upplosas, forintas, kan det lasas som en
kommentar till att tiden besegrar idyllen. De avbildade blommorna, hur stora och
fargsprakande de &n &r, kan i langden inte stdnga ute verkligheten. Bilden kommer forr eller
senare att krackelera. Verkligheten sétter spar, som titeln 16d pa en av sjuttiotalets stora
svenska politiska textilutstallningar. Skillnaden mot just sjuttiotalets textilkonst &r emellertid
att i ett verk som Rose 2 ar det mojliga samhallstemat pa nagot vis beslojat av en latthet i
uttrycket, en subtilitetens estetik. Uppdelningen av verkets yta i flera korresponderande skikt
skapar en flimrande effekt. Har finns en suggestiv skonhet. Man blir oséker pa vad man
egentligen ser.

Det gar naturligtvis att betrakta arbetet som enbart ett undersokande av farg och form och en
textil strukturs mojligheter till ljusgenomslapplighet och skuggeffekter. Men i mina 6gon blir
Anne-Gry Lglands Rose 2 framforallt en samtidskommentar. Samhéllets vav forefaller har
hotas av uppldsning. Det vi trodde pa och kanner igen forflackas och forintas. Halen, de
tomma flackarna, gestaltar en forlust av mening och sammanhang. Men verket bygger inte
upp sin visuella retorik kring referenser till dagens materiella kultur eller politiska liv, utan
anvander sig istéllet av ett historiskt material. Jag tolkar arbetet som ett forsok att formulera
ett forganglighetstema som har resonans i samtiden, men som ocksa ar forankrat i historiska
erfarenheter, i ett minne.

Man kan uppleva att det i manga verk av det har slaget, i alla fall vid forsta anblicken, finns
nagot av en nostalgisk ton. Med reservation for att jag inte kanner till deras biografier, far jag



ett intryck av att manga av de konstnarer som arbetar med den har tematiken medvetet knyter
an till den tidsepok da de sjalva foddes eller vaxte upp. Dragningen till sjuttiotalets
dekorerade och ombonade hemmiljo skulle i det perspektivet ga att se som ett sokande efter
en forlorad trygghet.

Men handlar det verkligen bara om nostalgi, eller finns det andra betydelsenivaer — andra
arenden, andra intentioner? Jag tror sjélv att dessa aterklanger av den sena modernismens
textilformgivning inte enbart kan beskrivas som nostalgi. De textilkonstnarer som engagerar
sig i den foregaende generationens materiella kultur anvander sig visserligen av nagot de
flesta av o0ss kanner igen, ett kollektivt minne. Men samtidigt ar det ett minnesmaterial som ar
mangfasetterat och som ar 6ppet for omprévning och nya insikter. Den konstnarliga metoden
bygger har mycket pa igenkanning, men ocksa pa den forskjutning i upplevelsen som
framkallas nér vi vid en vis punkt inte kdnner igen oss. Det bekanta avsl6jar sig plotsligt som
nagot fraimmande eller forandrat.

| Anne-Gry Lglands Rose 2 tycks den upplosta textilen ge en bild av var varld som ytterst
bracklig, med en aldrad samhallsstruktur som knappt langre hanger ihop. En varld utan
centrum, ett flimrande socialt landskap vars delar spridits ut och isolerats fran varandra. En
karta som stegvis fortars av sina vita flackar. Denna metaforiska bild far en sarskild pregnans
genom att den sa att sdga tar en omvag dver det forflutna. Den historiska aterkopplingen,
blicken i backspegeln, anvands som en forstarkning och ett fortydligande. Har, om inte forr,
blir det uppenbart att den samtida textilkonstens aterbruk av secondhand-textilier inte bor
avfardas som nostalgi. Vad det i manga fall handlar om ér istallet betraktelser Gver var egen
tid.

En annan, mer generell aspekt av dessa verk ar att de anvénder konsumtionsprodukter som sitt
material. Konstnadren blir mindre av en skapare och mer av en omformare. De beréattelser om
materialet och arbetsprocessen som ofta finns i textila verk kommer har inte att handla om
fibrerna, tradarna, inslagen eller maskorna. Snarare riktas fokus mot olika fardiga textila
produkters funktioner i sociala och ekonomiska system. | utstallningen finns exempel pa
plagg som kommenterar kladernas betydelse som skapare eller markor av identitet. Nagra
projekt anvander sig av klader som en del av socialt inriktade projekt. Det finns ocksa andra
verk som anvander detaljer ur kladedrakten som utgangspunkt for renodlat skulpturala
gestaltningar. Till den senare gruppen kan raknas arbeten som Sidsel Palmstrgms
Herreselskap och Marit Helen Akslens Gra kjole.

| bada dessa arbeten ar det element ur den maskulina drakten som underkastas en ny
organisationsprincip. Slipsarna rullas ihop till spetsiga former som monterade pa vaggen
formar en organisk figur som beskriver en cirkelbetonad rorelse. Skjortkragarna flatas
samman till en monumental kvinnodréakt. Bada konstnarerna arbetar med en omkastning eller
omkodning dér vedertagna maskulina attribut inordnas i repetitiva strukturer och skapar nya,
motségelsefulla bilder. Bade slipsen och skjortkragen &r draktelement som har en lang
historia, men i dessa verk ligger fokus pa samtidens omtolkning av de traditionella
innebdrderna. Det hér korresponderar givetvis med den férhandling med och de
overskridanden av genuskategorierna som standigt sker i samhallets vardagsliv. Och har
moter vi aterigen dubbelheten i att en kvarleva eller minnesbild fran historien skrivs éver med
en samtida, individuell handstil.

Nu ska jag for en stund rikta blicken bort fran utstallningen och istéllet tala om tva
textilkonstnarer i mitt hemland. Men vi haller oss kvar i temat minne och samtid. Emma



Linde &r en ung svensk textilkonstnar som i flera verk anvént material som begagnade klader
och tidningar. I arbetet 5 st lakan = 467,9 meter (2001) har hon férvandlat fem lakan till
tunna remsor som rullats samman till en cirkelrund horisontell form. Pa det visuella planet
finns har manga konkreta hallpunkter for betraktaren. Kompositionsprincipen &r enkel och
konstnaren tycks ha intresserat sig mycket for materialets stoffliga egenskaper. De enskilda
lakanens olika farg tydliggor det nya foremalets uppbyggnad, men skapar ocksa bilden av en
maltavla. Blicken dras mot mitten, men ocksa mot den tryckta text som I6per runt kanten och
som sakligt och exakt informerar om remsornas sammanlagda langd. Objektet pekar sa att
séga ut sig sjalv och redogor tydligt for sin konstitution.

Men samtidigt som verkets uppbyggnad, dess princip, ar enkel och latt att begripa, finns det
andra nivaer som ar mer sammansatta. Arbetet gestaltar ett spel mellan motstridiga krafter.
Till exempel blir rérelsen mot mitten, centrumet, en kontrast till den utstrackning som
samtidigt antyds av remsornas nastan halvkilometerlanga langd. Har skapas en spanning
mellan koncentrationen i foremalet vi ser framfor oss och den majliga upplésningen av dess
form. Aven om formen &r distinkt, framstar den inte som definitiv. Remsorna skulle nir som
helst kunna rullas ut igen. Verket bar pa en potentiell omformning av sig sjélv.

Emma Linde anvander hér ett material som ocksa har manga sociala konnotationer. De
begagnade lakanen kan kopplas till begrepp som trygghet, varme och skydd, men ocksa
samlande och arv. Linneforradet var for manga aldre husmaodrar en viktig del av hemmet.
Men tyngdpunkten i den konstnarliga gestaltningen ligger inte pa vad materialet varit tidigare,
utan pa vad det skulle kunna bli, vilka former det skulle kunna anta, vilka platser det skulle
kunna uppta.

| utrullat tillstdnd skulle remsorna kunna anvéandas for att markera en avsparrning.
Lakansremsorna skulle ocksa, som i den klassiska aventyrsheréattelsen, kunna knytas ihop och
bli en rymlings vag till frineten — en tillfallig forbindelse mellan fangelsefénstret och marken
nedanfor. De skulle &ven kunna anvandas till, sag, ett bandage eller som material till en
trasmatta, eller ndgonting annat.

Aterigen moter vi alltsa ett arbete som tar sin utgangspunkt i begagnad vardagstextil men dar
det viktiga inte &r detta minnesmaterial i sig, utan den omformning som det underkastas. Har
podngteras inte sjalva lakanen, utan deras férvandling. Uppmérksamheten riktas mot det nya
foremalet som ett objekt som sjalvsékert tar plats i samtiden, i ett fysiskt rum.

| ett annat, nyligen slutfort arbete for offentlig miljé har Emma Linde fortsatt att undersoka de
betydelsebildningar som skapas i aterbruket av befintligt textilt material. For en samlingshall i
ett bibliotek pa Ockerd, en 6 i Goteborgs skirgard, har hon utfort en langsmal vav i flera
delar. Véaven loper langs med vaggen strax under rummets tak. Titeln pa arbetet ar Fargkod
Ockerd. Vavens motiv ar huvudsakligen geometriskt och kan erinra om diagram, men det
finns ocksa figurativa element i form av stiliserade manniskofigurer.

Inslaget i vaven bestar av remsor fran begagnade klader, skankta av invanarna pa Ockerd. Ett
upprop i lokaltidningen om att donera klader resulterade i att konstnéren fick hundratals
plagg. Allt kunde inte anvandas i arbetet, men nagon bit fran varje inlamnat plagg klipptes ut
och inkorporerades i vaven.

Statens konstrad, som stod som bestéllare, skriver i en presentation att konstnaren ville att
verket skulle bli ”en symbol for tid och platsens historia, for landskapet”. Vad som &r



intressant har &r att platsen och landskapet inte, som sa manga ganger tidigare, representeras
genom avbildning eller genom bruket av lokala naturmaterial. Inte heller finns nagra
uppenbara referenser till historiska handelser eller personer. Platsens historia och landskapet
representeras istallet av de nutida invanarna, de méanniskor som rakar bo dar just idag. Och
invanarna, i sin tur, later sig representeras av sina dgodelar. Konstnaren betonar pa detta vis
medborgarnas sociala och ekonomiska liv och den sammanhallning som finns pa on. Det
landskap véaven handlar om &r alltsa 6ns sociala geografi.

Det &r vart att notera att konstnaren arbetat med en anti-monumental estetik. Detta visar sig i
att verket inte dominerar rummet utan snarare lagmalt infiltrerar det. De till formatet ofta sma
vévarna liksom soker sig fram mot och intar de tomma platserna mellan fonster, dorrar och
tekniska installationer. Man kan naturligtvis se detta som att verket har mast anpassas till ett
rum dar det inte funnits nagon sjélvklar plats for en konstnarlig utsmyckning. Men
placeringen och det nara samspelet med rummets alla detaljer poangteras ocksa att verket och
dess inneborder ar kopplade till platsens vardag. De hanvisar inte till nagot fjarran utan drar
uppmarksamheten till den fysiska verklighetens hér och nu.

Det ar lockande att jamféra Emma Lindes Fargkod Ockerd med ett annat verk ur den
moderna svenska textilhistorien, Elisabet Hasselberg Olssons valkanda bildvav Minnet av ett
landskap. Detta nara tio meter langa monumentalverk utfordes av Handarbetets vanner i
Stockholm och var en specialbestallning for Sveriges riksdag, dar det sedan 1983 hanger i
plenisalen.

Véavens nedtonade, disiga landskap tolkas i allménhet som en samlande symbol for Sverige.
Detta ar ju ocksa den symboliska funktion som ett konstverk med denna placering bér ha.
Vaven, som utfordes i lingarn, kom ocksa att fa en symbolisk innebord inte bara i kraft av sin
kraft av sitt motiv och sin placering. Ocksa materialméassigt kom den att fa en férenande,
samlande betydelse eftersom manniskor fran manga olika delar av landet spontant bidrog med
lingarn till arbetet.

Pa Sveriges riksdags webbsida star det att vaven skildrar “ett fantasilandskap som skulle
kunna finnas var som helst i Sverige”. Men man skulle kunna replikera att bilden pa samma
gang representerar ett Sverige som faktiskt inte finns. Bilden uttrycker en romantisk drém om
ett oforstort landskap. Men det tycks ocksa handla om ett kollektivt subjekt, en nation. Den
har nationen ar da sprungen ur just detta landskap och drommer sig tillbaka till det, forsoker
minnas det, aterkallar det.

Jag tycker sjalv att det har verket &r fascinerande, inte minst nar man ser det i sin miljo, i
riksdagens plenisal. Vaven ar fascinerande, men inte oproblematisk. VVad sager den egentligen
om Sverige? Man kan gora tolkningen att véaven faktiskt ger en férvrangd bild, en bild som
inte dr sann. Verket kan tyckas reaktionart i sina ansprak pa att sammanfatta en
nationalidentitet genom ett naturromantiskt och aterblickande bildsprak. Det kan ocksa
forefalla som att den inre minnesbild som vaven gor ansprak pa att formedla &r klichébetonad.
Det ar som om bilden varit noga frammejslad redan minnets funktioner bérjade arbeta.

Sedan vaven utfordes har mycket hant i det svenska samhallet och diskussionen kring
konstruktionen av svenskhet och svensk identitet har breddats. Idag skulle ett nybestallt
offentligt konstverk av samma dignitet formodligen inte lika obehindrat anvanda en
idealiserad naturbild som en symbol f6r nationen.



Kanske ska jag understryka att jag inte i forsta hand &r ute efter att kritisera det har enskilda
verket. Det fortjanar ocksa egentligen att sattas in i ett storre konsthistoriskt ssmmanhang &n
vad jag har mojlighet att gora har. Men vad som intresserar mig ar de mycket markerade
skillnader som finns mellan ett verk som detta och ett arbete som Emma Lindes Fargkod
Ockerd. Bada konstnarerna har velat skapa verk som ska kunna symbolisera en geografiskt
forankrad identitet och bada har anvant insamlat textilt material. Men trots att de tva arbetena
har manga berdringspunkter ar de mycket olika.

Jag vill avsluta med att sdga nagot om ytterligare ett verk i triennalen, Borghild Rudjord
Unnelands Collection of maps. Det &r ett arbete som &r valdigt tydligt i sitt avfardande av alla
ansprak pa monumentalitet och sitt samtidiga bejakande av vardaglighet och enkelhet. Vi ser
nagra plastspannar som har valt och liksom spillt ut sitt innehall, formskurna bitar av filt, pa
golvet. Bilden &r alldaglig och direkt. VVad vi ser kan beskrivas som en rekonstruktion av en
héndelse de flesta av oss sakert kdnner igen. Man kan nastan tala om en slags banalitet. Men
samtidigt ror vi oss ocksa pa en mer mangtydig minnesniva; det finns en historisk koppling
till den politiska diskussionen om arbete och arbetsférdelning. Inte minst handlar det om
synen pa stadning som ett kvinnoarbete.

Jag kommer att tanka pa en av 1970-talets mest uppmarksammade svenska debattbocker,
staderskan Maja Ekelofs sjalvbiografiska Rapport fran en skurhink. Och jag tanker ocksa pa
en av de kanda svenska bildvavarna fran samma decennium, Gunwor Nordstroms Staderskan
(1975). Den ér ett hjalteportratt av en trétt och utarbetad kvinna som star med skurhink och
borste i en lang korridor. Nér jag ser Borghild Rudjord Unnelands Collection of maps tanker
jag mig att staderskan tréttnat pa sitt daligt betalda arbete, sparkat omkull hinkarna och gatt
hem. Och smutsvattnet har runnit ut och format monster, kartbilder 6ver okanda vatten eller
hemlighetsfulla slatter. Har vands den tunga vardagen till en sprangbrada for lekfullheten och
fantasin. Konstnarens bildsprak ar inte allvarligt och heroiserande utan lustfyllt och
avdramatiserande.

Borghild Rudjord Unnelands arbete &r ett av manga pa utstaliningen som knyter an till en
samtida vardagsverklighet saval som till fragment av minnen och historiska bilder och
material. Vi moter i flera verk referenser till bruksforemal, secondhand-textilier och
igenkannbara situationer eller miljoer. Det intressanta ar inte det eventuella igenkannandet i
sig, utan kopplingarna mellan da och nu och konstnarernas ofta intrikata satt att skapa bilder
av samtiden genom referenser till det nyss forgangna.
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