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Svajig är bäst – om att gå på slak lina 

Den konstnärsdrivna konstscenen ska vara en experimentscen. Det är där grejer ska få en 

första exponering långt innan det hamnar på museum, i kulturbilagornas söndagsreportage 

eller hängs på en spik i en myndighetskorridor förmedlad av statens konstråd. Det kan inte 

vara på något annat sätt. Stabilitet och femårsplaner hör inte hemma här. Istället är det 

lättrörlighet och kort planering som ger en aktualitet och skärpa åt utställningarna. Det 

handlar om, för att låna ett uttryck från musiker, att spela på dörren. Instabilitet och 

oberoende ger styrka att skapa ett eget direkt tilltal i konsten. Att våga misslyckas men 

också vara radikal på riktigt.  

För att detta ska fungera ska konstnärdrivna ställen inte göra sig beroende av bidrag från 

stat, kommun och landsting. Kostnaderna ska hållas nere så att alla som är med kan betala 

sin del. Det ska alltså inte finnas möjligheter att ha kanslier, tjänstepersoner, producenter 

och tekniker fast anställda. Det innebär att alla som deltar i den konstnärsdrivna scenen 

måste ta eget ansvar för sina produktioner och för marknadsföring. Om alla som deltar i 

scenen och de konstnärsdrivna initiativen handlar i sina egna högst privata och egoistiska 

intressen brukar det fungera. Även om konstnärsdrivna konstscener numera är ett 

akademiskt ämne på Konstfack så utgår det alltid från en liten grupp människors 

gemensamma vilja att synas med sin konst. Att baka sin egen konst. Det innebär att vakta 

sin egen utställning, vara beredd att vakta andras utställningar, hantera folk som går på 

vernissage med den enda intentionen att dricka gratis vin, skriva pressmeddelanden, städa 

toaletten, köpa ny dammsugare och hålla reda på alla de små detaljer som det innebär att 

bygga en utställning, koordinera utställningsperioder och hålla ett galleri öppet. Det viktiga 

är att hålla dörren mot gatan öppen. Att folk som kommer på besök ska känna sig välkomna. 
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Närheten till gatan innebär också en närhet till en stad och människorna som lever i den, 

deras andning och pulsslag. Nyckeln till att göra konst som fungerar – med fungerar menar 

jag blir sedd och diskuterad – är i min mening att ha en känsla för rörelse, för stil, former, 

färger, ljud och berättelser som svävar runt i tiden. Eller halvtiden eftersom det är saker som 

håller på att kristalliseras. För att det ska fungera att så att säga andas staden, människorna, 

bruset och kunna använda ett galleri som en andningsventil och utbyte av oväntade möten 

ska inte en konstnärsdriven scen bli för fin eller mallig. Någon eller några som jobbar med 

galleriet bör ha en känsla för populärkultur, dataspel, agilityträning för hundar, längtan hos 

fångar att arbeta på hunddagis, klottret på ölhaket Carmens toalett. Billig starköl. Dåliga 

skämt. Svett. Att vara med i en fackförening. Hämta och lämna barn. Få kräksjuka. Kort och 

gott: bli vän med platsens ande men också vara del av det vanliga livet.   

Konstnärer är bra på det eftersom konsten har ett annat tidsbegrepp än det mesta som sker 

i samhället. I bildkonstens och de andra konsternas värld går tiden extra långsamt och rör 

sig i krumelurer, spiraler och loopar. Det finns inga sträckor som är raka och lätta att 

passera. Konstens värld är alltid försåtminerad och full av återvändsgränder men också 

genvägar och extra rum. I konstens värld var det 1700-tal i förra veckan. Det uttänjda och 

sega tidsbegreppet som ibland kan fastna i händerna som klister är en evigt jäsande och 

bubblande deg som är konstens verkliga kärna. Ett galleri blir då en pizzaugn där konsten 

blir till genom att gräddas i offentligheten.  

Du börjar med att dra ett streck på ett golv, sen drar du det på gatan, sen på en karta och 

nästa gång befinner du dig i ett annat land på en ny plats och måste börja dra streck igen. 

Konsten behöver dra ut sina rottrådar utanför det lilla galleriets väggar. Konstens rottrådar 

blir då undersidan av en väldig skog som sträcker sig runt världen. För det mesta är det svårt 
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att få en bild av sin egen position i denna tillsynes oändliga härva. Därför är det bra för ett 

konstnärsdrivet galleri att då och då backa bandet. Gå baklänges eller på tvären mot tiden.  

Med tiden menas en obeveklig rörelse framåt. Det är den som konsten vill hacka sig in i och 

vrida och vända på som en deg. Eftersom Sverige har ett av världens bästa system för högre 

konstnärlig utbildning med minst fem högskolor för bildkonst (det beror lite på hur du vill 

räkna…), vidareutbildningar, masterprogram, konstnärlig forskning m.m. finns det alltid en 

länk mellan ett litet konstnärsdrivet galleri och alla konstutbildningar. Det är bra och möjligt 

att utveckla. Skolor har ofta resurser som inte konstnärer har råd med själva och eftersom 

moderna konstnärliga högskolor är svårmanövrerade byråkratiska myndighetselefanter kan 

ett litet galleri med snabba fötter hitta nya samarbeten. Det kan vara ett sätt att föra viktiga 

samtal och skapa dialog på djupet. Jag tror den stora skillnaden idag mot för trettio år sedan 

är att många viktiga samtal om konst mellan konstnärer och andra sker genom utbyten och 

samverkan med högre konstnärliga utbildningar och en kombination av sociala medier och 

korta möten på vernissager. På 1980- och 90-talet skedde tidvis de viktiga samtalen och 

ibland besluten under sena nätter på krogen. Idag har feminism, queerteori och som jag 

tycker nyttig akademisering gjort att samtalen blivit bättre och mer öppna. Men det har 

också inneburit en viss utslagning av de som tidigare valde att bli konstnärer eftersom de 

ansågs som hopplösa fall och det enda som kunde rädda dem var konsten.  

Den stora risken för konsten idag är att den strömlinjeformas efter ideologiska ramar. Det är  

lätt hänt eftersom de digitala blanketter som finns för att söka stipendium på till exempel 

Konstnärsnämnden har rubriker som mål, målgrupp, syfte, projekt och kanske mening plus 

fält att ladda upp arbetsprover. De digitala blanketterna ser ungefär likadana ut när du ska 

söka en högre konstnärlig utbildning. Det som sker i huvudet på många är en anpassning 

efter de frågor och teorier som just nu är i omlopp. Risken är att det skapas ett ideologiserat 
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konstklimat som gör konsten sårbar för snabba växlingar i politiken. Därför hoppas jag att 

den konstnärligt drivna konscenen fortsätter att vara instabil och lättrörlig och litar på sina 

egna resurser. Som alls inte är knappa. Det innebär att vi kan fortsätta agera oavsett vem 

som är kulturminister och oavsett vilka direktiv som just nu är gällande på den 

kulturpolitiska agendan. Låt vår existens vara svajig – för svajig är bäst. 
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