
15 FEB – 14 DEC 2014 SVENSKA



Kära besökare,

I samband med vårens utställningar har det pågått en intern kreativ 
dragkamp på Magasin 3. Det var ett tag sedan vi visade så många 
verk från samlingen. Arbetet har pågått under flera månader med 
intensiva diskussioner om vad som ska vara på plats i de olika sa-
larna. Några monumentala installationer kommer åter att visas för nya 
generationer av besökare. Tankarna kring var vissa verk ska visas har 
varit djupgående och de olika intendentgrupperna har både fått ge 
och ta – så fungerar verkligheten när man har en otrolig samling att 
välja från och engagemanget är starkt.

Att presentera konst på ett meningsfullt sätt är alltid förknippat med 
stora utmaningar. Det är betydelsefullt att kontexten och helheten 
av en presentation hänger ihop, att integriteten i verken förmedlas. 
Dessa aspekter är alltid centrala när Tessa Praun och Richard Julin 
samarbetar med sina utställningar, och för det är jag djupt tacksam. 

Jag har nog uttryckt dessa tankar i tidigare texter; arbetet med att 
presentera en utställning som I’m Still Here är så gediget förknippat 
med glädje – jag hoppas att ni som besökare upplever detsamma.

Varmt välkomna.

David Neuman
Museichef



I’m Still Here
 
Utställningstiteln kan ses som en poetisk beskrivning av det allmän-
mänskliga varandet. En mening som i det ständiga sökandet av iden-
titet får stå för en paus – ett konstaterande av ens existens som en 
betryggande bekräftelse i sig. 

I’m Still Here  presenterar skulptur, måleri, fotografi, installationer 
och filmverk ur Magasin 3:s samling av 20 svenska och internatio-
nella konstnärer. En del verk visas för första gången hos oss. Utställ- 
ningen innebär även återseenden av verk som skapats speciellt för 
Magasin 3, som Pipilotti Rists monumentala Tyngdkraft, var min vän, 
samt stora produktioner av Christian Boltanski, John Bock, Sofia  
Hultén och Lars Nilsson.
 
De valda verken belyser olika aspekter av vad det innebär att vara 
människa. I relation till det komplexa mänskliga varandet är utställ-
ningen en fragmentarisk sammanställning karaktärsdrag, beteende-
mönster och drivkrafter som lyser igenom i konstverken man möter. 
 
Richard Julin och Tessa Praun
Utställningens curatorer
 

Tom Friedman, I’m Not Myself, 2009 (detalj). Samling Magasin 3. Foto: Christian Saltas.



SANTIAGO SIERRA

DOOR PLATE, 2006
Metallskylt (gjuten relief i aluminium)
Upplaga XIV/XV
59 × 69 × 2 cm

Som människor definierar vi oss genom andra. Genom en process av 
inkludering och exkludering ger vi form åt våra jag och bildar sociala 
grupper. Längtan efter att tillhöra en grupp är en del av människans 
natur. Men medan känslan av inkludering är nödvändig för vårt välbe-
finnande kan utanförskapet – när det är systematiserat och strukturellt 
– få förödande och långtgående konsekvenser.

Santiago Sierras verk riktar vår uppmärksamhet mot orättvisor i sam- 
hället som ofta beror på systematisk och strukturell uteslutning. Sedan  
1990-talet har han gjort socialt engagerade verk, ofta i form av iscen-
satta aktioner som är både enkla och slående. I sin utställning på 
Magasin 3 våren 2009 installerade han en enorm strålkastare vars 
skarpa sken riktades mot det intilliggande Banan-Kompaniet. Genom 
denna enkla åtgärd uppmanade han oss att reflektera över villkoren 
bakom odling och export av denna handelsvara.

DOOR PLATE, det verk som har placerats vid ingången till denna ut-
ställning, drar exkluderingen till sin spets, och gör den därmed till 
något absurt. När vi läser skylten blir det tydligt att egentligen ingen 
har tillstånd att komma in här. I det ögonblick som vi ändå kliver in i 
utställningen förintas förbudet av vår handling – och som publik bildar 
vi tillsammans ett motstånd.

Santiago Sierra är född 1966 i Madrid, Spanien, där han även bor 
och arbetar.

DOOR PLATE, 2006. Samling Magasin 3. Foto med tillstånd av Lisson Gallery.



LARS NILSSON 

The Triumph of Style, 1998
Ljuskrona med 530 glödlampor, ljuslåda, bord, lampa 
samt skulpturer i glasfiber, textil, läder
Varierande mått

Lars Nilssons verk tar upp frågor om manlig identitet, genus och sexu-
alitet på ett ohämmat sätt – ofta avslöjar de hur bräcklig konstruk-
tionen av människans identitet som sådan är. The Triumph of Style 
visades på Magasin 3 första gången under 2002, som en del av en 
stor separatutställning med Nilssons verk, och inkluderar kläder och 
skor som burits av konstnären själv. Kläderna har formats efter krop-
pen över tid vilket gör dessa objekt till en form av alter ego. Kroppen 
har lämnat ett indexikalt avtryck på objekten, och de har vad konst-
nären kallar en ”paradoxal äkthet”. I detta verk är konstnären både 
närvarande och paradoxalt frånvarande.

The Triumph of Style rymmer både manliga och kvinnliga figurer och 
kan ses som en iscensättning av maskulin och feminin identitet, lika 
väl som en visualisering av spelet som utspelar sig mellan könen.  
I mitten av scenen, upplyst av en överdimensionerad ljuskrona,  
ligger en kollapsad figur klädd i en elaborerad sammetskostym. Här 
har ”dandyfiguren nått sin kulmen, kropp och kläder är samma sak”. 
(Gertrud Sandqvist, Ett stråk av sorg..., utställningskatalog, Magasin 3, 
2002).Verket rör vid några av jagets mest sårbara aspekter, eftersom 
det framhäver de spel vi spelar för att få tillgivenhet.

Lars Nilsson är född 1956 i Stockholm där han även bor och arbetar.
The Triumph of Style, 1998 (detalj). Samling Magasin 3. Foto: Anna Kleberg.



CHRISTIAN BOLTANSKI

Être et Avoir (Att vara och att ha), 2008
Träfigurer, begagnade rockar, lampor, detekteringsenheter med ljud
Varierande mått (komplett installation: 45 figurer) 

Genom sitt konstnärskap försöker Christian Boltanski föreviga sig själv 
och sina medmänniskor. Våra individuella och gemensamma minnen 
står i centrum i hans verk. Sedan 1960-talet har han arbetat med 
video och konceptuella installationer och ofta med arkivet som konst-
närlig form. Materialen han använder är vardagliga föremål för att 
minnas vanliga människor. ”Jag är intresserad av vad jag kallar ’litet 
minne’, ett emotionellt minne, en vardaglig kunskap, motsatsen till 
Minnet med versalt M som finns bevarat i historieböcker. Detta lilla 
minne, som för mig är det som gör oss unika, är otroligt skört och det 
försvinner med döden. Denna förlust av identitet, denna utjämning i 
glömska är väldigt svår att acceptera.” (Boltanski, Utställningskatalog 
nr 39, Magasin 3, 2008)

En människas identitet formas under hela livet och skiftar med erfa-
renheterna längs vägen. Hur vi ser på och värderar oss själva lägger 
delvis grunden för hur vi uppfattas av vår omvärld och vilka minnena 
av oss blir. Boltanski skapade Être et Avoir för sin separatutställning 
på Magasin 3, 2008. Figurerna talar till en när man går nära dem. 
Påståendena är korta och ter sig enkla, ibland platta, beskrivande eller 
värderande. Den unika människan står ständigt i centrum i Boltanskis 
arbete – samtidigt som figurerna här tillsammans speglar en mer  
allmängiltig bild av vad det är att vara människa.

Christian Boltanski är född 1944 i Paris, Frankrike, där han även bor 
och arbetar.

Être et Avoir, 2008 (detalj). Samling Magasin 3. Foto: Martin Runeborg.



SOFIA HULTÉN

Re re re re re, 2008
4 videofilmer på monitorer, längd: 8–12 min. loop
5 skulpturer i trä och blandteknik

Vår förmåga att memorera är förbunden med vår förmåga att välja; att 
memorera innebär också att undertrycka eller förvränga. Ett minne av 
ett föremål eller en person är lika mycket skapat av oss själva som det 
är en direkt återspegling av något eller någon. I det avseendet är våra 
minnen aktivt konstruerade. De är skapade av lösa fragment i enlighet 
med våra egna prioriteringar, som vi ofta inte ens är medvetna om.

Sofia Hulténs verk bygger på upphittat material som hon manipulerar 
och omformar på ett sätt som gör själva processen meningsfull. Re re 
re re re gjordes för utställningen Betwixt på Magasin 3, 2008. Hultén 
var inbjuden att reflektera över verk av sex andra konstnärer genom 
att skapa ett nytt verk. Utifrån fyra gamla dörrar, vars individuella  
märken och egenskaper hon försökte memorera, byggde hon en ny 
dörr utifrån sitt minne av dessa fyra. Hon skapade ett unikt objekt som 
bestod av minnesfragment av fyra olika original.

Filmerna som ingår i utställningen tillsammans med dörrarna visar 
processen genom vilken Hultén ger den nya dörren fysisk form. Som 
för att illustrera vår beslutsamhet att återskapa saker exakt så som 
vi tror att vi har sett dem använder hon en kombination av våld och 
tålamod. Re re re re re står för rekonstruktion, restauration, reversion, 
rekombinant och retrodiktion.

Sofia Hultén är född 1972 i Stockholm. Hon bor och arbetar i Berlin, 
Tyskland.

Re re re re re, 2008. Samling Magasin 3. Installationsvy. Foto: Martin Runeborg. 
Stillbilder ur video.



JOHN BOCK 

Im AtomeiterzinsKonflikt mit einer EierstockCapitalSaint, 2001 
(Mini-Max-Version, 2014)
Skulpturer i textil och blandteknik (delar av större installation)
Varierande mått 

Hauptfilm, 2001
Video på bildskärm. Längd: 23 min. loop

I sagor från många olika kulturer reduceras komplexa mänskliga drag 
till arketyper. Marionettliknande, endimensionella karaktärer befolkar 
ofta dessa berättelser – där beteendemönster har förenklats för att 
skapa förhöjd dramatik och moralisk tydlighet. I den klassiska sagan 
är människor oftast antingen goda eller onda, kloka eller dumma,  
glada eller ledsna. John Bocks installationer och performancer använ-
der ofta denna karaktärsreducering medvetet för att ta itu med sam-
tidskulturens beteendemönster och tvångstankar. Genom en lekfull 
och utarbetad iscensatt process skapar Bock performancer som ofta 
inkluderar både honom själv och publiken. Performancerna filmas, 
och senare integreras filmerna som delar i större installationer.

Im AtomeiterzinsKonflikt mit einer EierstockCapitalSaint är ett plats-
specifikt verk, skapat för utställningen Free Port på Magasin 3 år 2001. 
Performancen, som delvis kan ses i filmen, ägde rum på Frihamns-
området och inne på Magasin 3 under vernissagen. John Bocks 
skuggspel är inspirerat av silorna bakom Magasin 3. Verket berättar 
en historia om en mjölnare och hans fru, i en värld befolkad av korta 
och tjocka huvudlösa tröjfigurer – varav en del har tillåtits invadera 
detta utställningsrum (Mini-Max-Version). 

John Bock är född 1965 i Gribbohm, Tyskland. Han bor och arbetar 
i Berlin.

Mini-Max-Version, 2014 (detalj). Samling Magasin 3. Foto: Christian Saltas.



SAM TAYLOR-JOHNSON 
(TIDIGARE SAM TAYLOR-WOOD)

Brontosaurus, 1995
Videoprojektion med ljud
Upplaga 1/2
Längd: 10 min. loop

Sam Taylor-Johnson är fotograf och filmare, och är känd för sin an-
vändning av renässansens och barockens religiösa ikonografi. I sitt 
utforskande av gränserna mellan det heliga och det profana riktar hon 
in sig på individens roll i en kultur som är besatt av utseende och kon-
sumtion. Ett av hennes mest kända verk är en 107 minuter lång film 
med den sovande fotbollsspelaren David Beckham, David (2004). 
2009 regisserade hon sin första långfilm, Nowhere Boy, baserad på 
Beatles-medlemmen John Lennons barndomsupplevelser. 

I Brontosaurus ser vi en naken man dansa i sitt sovrum till vad som 
ursprungligen var snabb technomusik. I det färdiga verket har Taylor-
Johnson saktat ner det filmade materialet och ersatt det ursprungliga 
soundtracket med klassisk musik (Samuel Barbers Adagio för strå-
kar från 1936). Filmen som avsiktligen är lågupplöst inspelad med 
Hi8-videokamera representerar en omvändning av etablerade köns-
stereotyper. Vi är mer vana vid att se närgångna studier av kvinno- 
kroppen, medan den rörliga bilden av en naken man inte är lika  
förväntad. Vi får bevittna ett privat ögonblick som är både löjeväck-
ande, glädjefyllt och rentav vackert. På ett uttrycksfullt och samtida 
vis refererar verket också till klassiska teman inom konsten, som livets 
förgänglighet och människokroppens styrka och sårbarhet.

Sam Taylor-Johnson är född 1967 i London, England, där hon även 
bor och arbetar. Brontosaurus, 1995 (stillbilder ur video). Samling Magasin 3. 

Bilder med tillstånd av White Cube.



TOM FRIEDMAN

I’m Not Myself, 2009
Bläckstråleutskrifter på papper
125 x 125,5 cm  
 
Tom Friedman är en undersökande konstnär som följer sin egen pre-
cisa logik och skapar häpnadsväckande objekt av vardagliga föremål. 
Han uppmuntrar oss att ifrågasätta hur vi ser och vad som är verkligt. 
Det är ett konstnärligt arbete som på samma gång är allvarligt, lekfullt 
och intelligent. Friedman försöker förstå världen genom sitt skapan-
de och varje nytt konstverk representerar en ny upptäckt. Hans för-
hoppning är att skapa en plats för oss betraktare att sakta ner på; ett  
utrymme att upptäcka tankar vi inte haft tidigare.
 
I sitt verk I’m Not Myself tycks Tom Friedman leka med ett känt ut-
tryck. ”Jag är inte mig själv” beskriver att man inte känner sig i form, 
att man inte riktigt är sitt vanliga jag. Men har vi verkligen ett tyd-
ligt jag? Kan man vara annat än sig själv? Det finns olika filosofiska 
och spirituella angreppssätt på hur vi ser på oss själva, vad som ut-
gör jaget och hur konstant eller föränderligt det är under en livstid. 
Tom Friedman har genom otaliga vikta och tillknycklade självporträtt  
försökt förvanska bilden av sig själv, men upprepade efter varandra 
förblir de ändå igenkännbara som samma person. 
 
Tom Friedman är född 1965 i Saint Louis, USA. Han bor och arbetar 
i Massachusetts, USA. I’m Not Myself ingick i Friedmans separat-
utställning Up in the Air på Magasin 3 våren 2010.
 

 
I’m Not Myself, 2009. Samling Magasin 3. Foto: Christian Saltas.



MOONSPOON SALOON

The Clown, 2009
Papier-mâché, tyg, fogskum, färg
Varierande mått

MoonspoonSaloon är ett klädmärke av konstnärerna Sara Sachs,  
Evren Tekinoktay och Tal R. De beskriver sig själva som en trio som 
”blandar naiv skandinavisk design med vräkig kändisstil på sitt eget 
unika sätt. MoonspoonSaloon uttrycker kreativitet, mod och person-
lighet med ursprungliga stilar”. Hösten 2009 hade Tal R en separat-
utställning på Magasin 3 och under vernissagekvällen iscensattes en 
performance av MoonspoonSaloon som då även bestod av Noam 
Griegst. Clowndräkten är ett memento från denna performance. Tal R  
är en av Danmarks mest internationellt uppmärksammade konstnärer. 
Hans konst är färggrann och har ett medvetet naivt, abstrakt form-
språk. 

Clownfiguren är vanligtvis förknippad med extravaganta kostymer, ut-
märkande sminkning och överdrivna skor. Vardagliga handlingar blir 
extraordinära när clownen utför sin snubbelhumor och ofta bara ses 
som en klumpig dåre. Hans asociala beteende och säregna utseende 
kan även upplevas som monsterlikt och otäckt. Clownfiguren väcker 
starka känslor genom att anspela på det mänskliga varandet, och 
växla mellan glädje och sorg. 

Tal R är född i Israel 1967 och uppväxt i Danmark. Han bor och arbetar 
i Köpenhamn. Sara Sachs är född 1973 i Köpenhamn och baserad 
i Los Angeles, USA. Hon är modedesigner och performancekonst-
när med bakgrund inom kostymdesign. Evren Tekinoktay, född 1972 
i Köpenhamn, är konstnär som arbetar med främst collagemålningar. 
Noam Griegst, född 1969 i Jerusalem, Israel, är modefotograf och 
konstnär baserad i Köpenhamn och Paris.

MoonspoonSaloon-performance, 1 okt 2009, Enskilda Galleriet, Stockholm. 
The Clown, 2009. Samling Magasin 3. Foto: Jesper Nordström.



AERNOUT MIK 

Flock, 2002
Videoinstallation, 2 projektioner (utan ljud)
Upplaga 1/4
Längd: 21,26 min. loop

Aernout Mik är känd för sina filmer och installationer som skildrar 
situationer med sociala eller politiska konflikter, utan att vara direkta 
representationer av dem. Genom en medveten användning av utställ-
ningsarkitektur, film och koreografi skapar Mik ett bildspråk som 
speglar latenta spänningar i vårt samhälle. Vi konfronteras med grup-
per av människor i nästintill naturlig storlek, vars rörelser och beteen-
den på något sätt antyder politiska eller sociala spänningar, men vi får 
ingen ledtråd till det specifika i situationen. Som en kritiker beskriver 
det: ”Mik ger form åt sociala ’veck’: stunder där vi inbjuds att träda in, 
och följa med, i rotlösa och rotlöshetsskapande tillstånd.” (Mieke Bal, 
Art in America, 28 oktober 2013)

I Flock, som visades på Magasin 3 i en separatutställning 2003, ser 
vi en grupp människor som har samlats som om de väntade på något 
– deras provisoriska väskor och medföljande djur ger intryck av att de 
fördrivits, som flyktingar. Ett av djuren är dock en robot – ett faktum 
som förstärker det teatrala i scenen och skapar en disharmoni med 
verkligheten. Liksom flockdjur samlar vi kraft från att vara en del av en 
grupp, men ofta följer vi också andras rörelser helt okritiskt. Filmens 
omslutande rum förmedlar idén om krisens psykologi – och skapar 
en möjlighet att stå i förbindelse med världshändelser på en intim, 
rentav kroppslig nivå.

Aernout Mik är född 1962 i Groningen, Nederländerna. Han bor och 
arbetar i Amsterdam och Berlin, Tyskland.

Flock, 2002 (stillbilder ur video). Samling Magasin 3.



LARA SCHNITGER

XXL, 2005
Tröjor, tyg, trä, nålar
245 × 135 × 120 cm

Lara Schnitgers verk är på en gång humoristiska, erotiska och poli-
tiska. De är ofta gjorda av gamla kläder och tyger och formaten kan 
vara stora och spektakulära, men de har alltid något handgjort över 
sig. Schnitger inspireras av människor runt omkring henne, som i 
utställningens tröjverk: ”En vän pratade om de vilda hemmafruarna 
som man ser ibland. De är riktigt storvuxna och bär otroliga, konstiga 
mörklila tröjor. De ses ofta som underklass och fula. Jag ville förändra 
synen på dessa kvinnor till något verkligt vackert. Så jag gjorde denna 
blombukettliknande timglasfigur.” (Lara Schnitger, utställningskatalog, 
Magasin 3, 2005)

Vi har en tendens att leta efter mänskliga egenskaper i objekt som 
vi stöter på, så att de kan bli till något vi känner igen och kan klassi-
ficera. I Schnitgers kombination av tröjor och trä kanske vi kan se en 
energisk spänning i det sträckta tyget över träramen, eller tycker att 
det rymmer en känsla av elegans och kraft. Schnitger har skapat en 
abstraktion av en mänsklig figur, det är som om en speciell karaktär 
har destillerats fram. Figuren utstrålar ett distinkt självförtroende vilket 
gör dess namn – XXL – till en positiv bekräftelse.

Lara Schnitger är född 1969 i Haarlem, Nederländerna. Hon bor och 
arbetar i Los Angeles, USA.

XXL, 2005. Samling Magasin 3. Foto: Mattias Givell.



DAVID HAMMONS

Standing Room Only, 1996
Uppstoppad katt på trätrumma
80,5 × 40 × 40 cm

Sedan 1970-talet har David Hammons utvecklat ett minimalistiskt 
formspråk i sina verk och interventioner för att peka på komplexa 
samhällsämnen som rasfrågor och olika sorters annorlundaskap. 
Hammons använder gärna paradoxer för att ifrågasätta vardagliga  
företeelser och deras inverkan på individen. 

Skulpturen består av en katt och en trumma. Sin enkelhet till trots 
är den förtätad av konnotationer kring raskonflikter. Titeln, Standing 
Room Only, är ett uttryck som används då t.ex. musik- eller sporteve-
nemang är fullbokade och det enbart finns ståplatser kvar. Trumman 
är ett av jazzens instrument och en katt – i talspråk en ”cool cat” 
– är en skicklig musiker. I ljuset av den afro-amerikanska historien 
blir innebörden av den uppstoppade, tillika sovande, ljusa katten som 
intagit trumman betydligt mer negativt laddad och påminner oss om 
diskriminerande privilegier. Hammons verk kan läsas som rebusar 
som berättar om människors rädsla för det främmande och om exklu-
derande samhällsstrukturer. 

David Hammons är född 1943 i Springfield, USA. Han bor och  
arbetar i New York. Skulpturen Standing Room Only visades på 
Magasin 3 hösten 2002/våren 2003 i grupputställningen Extension: 
Verk från samlingen.

Standing Room Only, 1996. Samling Magasin 3. Foto: Christian Saltas.



ANDREA ZITTEL

Clasp, 2010
Mohairgarn, gipsform
124 x 35 x 154 cm
 
Andrea Zittel är mest förknippad med sina living systems; utopiska 
konstruktioner att bo i där hon på olika sätt undersöker vad vi män-
niskor behöver för att överleva. I över två decennier har hon skapat 
minimala självhushåll där vardagliga aktiviteter som att sova, äta, laga 
mat blir till konstnärliga handlingar. I sina projekt utgår Zittel från sin 
egen vardag och hennes konstnärskap omfattar arkitektur, måleri,  
fotografi, design, textil och matlagning. Hennes experiment har bl a 
inneburit att under flera månader i sträck vara klädd i samma egen-
händigt sydda uniform, att utforska boytans begränsningar genom att 
bo på en konstgjord ö eller att leva utan tidmätning.
 
I sin vardag virkar Andrea Zittel nästan ständigt och producerar saker 
att skydda och dekorera sig med. I det mesta hon åtar sig fastställer 
hon regler för sig själv. Ramarna hon ålade sig själv för att virka Clasp 
gjorde att den först liknade en matta men sedan valde Zittel att se den 
som något att klä sig i. För henne innebär regler och tydliga ramar en 
stor frihet medan det för andra människor kan vara precis tvärtom 
– olika förhållningssätt som grundar sig i den enskildes synsätt på 
världen och vilken plats man tar i den. 
 
Andrea Zittel är född 1965 i Escondido, USA. Hon delar sin tid 
mellan A-Z West i öknen i Joshua Tree, Kalifornien och A-Z East 
i Brooklyn, New York. Clasp visades som del av hennes separatutställ-
ning Lay of My Land på Magasin 3 hösten 2011.

Clasp, 2010. Samling Magasin 3. Foto: Christian Saltas.



ERIK AALTO

The object is performance, 2011
Video på bildskärm
Upplaga 1/3
Längd: 8 min. loop 
Person: Erik Aalto. Röst: Richard Julin. Ljud: Andreas Franck

Den bild av oss själva som vi projicerar på omvärlden står inte alltid  
i relation till vem vi är privat. Det vi visar utåt är ofta ett ytligt jag – ett 
skal, konstruerat lika mycket genom ett behov av att skydda oss själva 
som med vilken medveten önskan att bedra eller imponera som helst. 

Erik Aalto är kanske mest känd för sitt alter ego Sir Eric Beyond, vars 
album Sir Eric Beyond and the Avant-garde (2006) nominerades till 
bästa album av Sveriges Radios P3. Aalto arbetar med musik, perfor-
mance och installation och medverkar själv i sina verk i olika skepna-
der, och gör därmed begreppet det konstruerade jaget ännu tydligare. 
Den 10 februari 2011 presenterade Aalto på Magasin 3 Antidote, 
en föreställning och konsert som övergick i en utställning, där även  
filmen som visas här ingick.

Filmen The object is performance visar ett enkelt scenario där Aalto 
intervjuas om sitt konstnärskap. När han försöker besvara frågorna 
dränks varje uttalande av oljudet som hans blanka byxor gör mot  
fåtöljen. På ett roligt och skarpt sätt tömmer Aalto lagren av konstruk-
tion som ingår i skapandet av en offentlig persona. Med en känsla av 
självmedvetenhet avslöjar han bräckligheten i denna konstruktion, och 
pekar på den osäkerhet och pretention som kan ingå i projektionen av 
ett jag på omvärlden.

Erik Aalto är född 1974 i Hässleholm och bor och arbetar i Stockholm.

The object is performance, 2011 (stillbild ur video). Samling Magasin 3.

Konst-app: Call and Response 
I samband med Erik Aaltos utställning Antidote som var en del av 
Performancexhibition på Magasin 3, 2011, skapades konst-appen 
Call and Response. Det är en interaktiv videoadaption av Aaltos verk 
The object is performance och finns att ladda ned på iTunes för 
iPhone och iPad.



GERALDINE SWAYNE

The Quick and the Dead, 2012; Hong Kong Beauty, 2012; 
Boucheresque, 2012; Masked Girl on Stripey Chair, 2012; 
Japanese Spankers, 2012; Saucy Primary School Teachers, 
2012; Girl in a Mask, 2012; Utan titel, 2013; Utan titel, 2013; 
Utan titel, 2013
Emalj på aluminium eller koppar
Olika mått, ca. 8 × 10 cm
 
Geraldine Swayne är konstnär, musiker och filmmakare baserad  
i London. De tio målningarna som presenteras i utställningen är små 
bilder som visar alldagliga porträtt av vänner och bekanta men även 
situationer av intim erotisk karaktär. På aluminium- eller kopparplåt 
utspelar sig upplevda eller fantiserade ögonblicksbilder från hennes 
konstnärliga och musikaliska sammanhang. Som medlem i krautrock-
bandet Faust inkorporerar Swayne ofta måleri i sina scenframträdan-
den och dokumenterar även sina experimentella performanceverk  
i målningarna.
 
Det lilla formatet som hon har valt att arbeta i bjuder in till att gå nära 
verken, för att få en individuell upplevelse mellan en människa och en 
målning. Även om motiven är sprungna ur Swaynes liv speglar mål-
ningarna rent allmänmänskliga karaktärsdrag och sinnesstämningar. 
”Jag målar atmosfärer. Det antydda, outtalade och oförutsägliga (ofta 
roliga) beviset på den mänskliga personligheten. Kroppar och ansik-
ten på personerna jag väljer att avbilda speglar ett inre mysterium, 
och jag försöker förstärka denna gåta i min återgivning av personen.” 
(Geraldine Swayne på sin hemsida)

Geraldine Swayne är född 1965 i England. Hon bor och arbetar i 
London.

Japanese Spankers, 2012. Samling Magasin 3. Foto: Christian Saltas.



OSCAR GUERMOUCHE

I’m Still Here, 2012
Tusch på papper. 59 × 42 cm

Oscar Guermouches teckning I’m Still Here hör till de minst figu-
rativa verken i utställningen, samtidigt som den är ett porträtt. Den 
bygger på skådespelaren och kampsportutövaren Dolph Lundgrens 
sommarprogram i Sveriges Radio 2008. Det är ett långt citat, från 
det talade ordet till det skrivna i form av tecknad text. Guermouche 
har valt typsnitt, teckenstorlek och radernas längd för att understryka 
intensiteten i pratet, som om det var sprunget ur ett annat mentalt, 
nästan maniskt tillstånd. 

När Guermouche hörde Dolph Lundgrens sommarprat fascinerades 
han av dennes relation till det egna subjektet. Lundgren växlar mellan 
att prata om sig själv i första och i tredje person; stundvis är berättan-
det personligt och emotionellt för att plötsligt anta machokaraktären 
som genomsyrar hans filmer. Det är en berättelse om familjeband 
som har präglat honom och om uppgörelsen som förutsättning för att 
skapa sig ett eget liv. 

Verkets titel är hämtad från den fiktiva dokumentären I’m Still Here 
som påstår sig porträttera Joaquin Phoenix när han överger skåde-
spelarkarriären för att bli rap-artist. Filmen visar på en förskjutning  
av subjekt och objekt då Phoenix karaktär är både sig själv och ändå 
inte. Guermouches teckning har i sin tur gett hela utställningen på 
Magasin 3 sin titel, I’m Still Here – en betryggande bekräftelse i indi-
videns sökande och en poetisk beskrivning av människans existens. 
 
Oscar Guermouche är född 1977 i Stockholm. Han bor och arbetar 
på Öland.

I’m Still Here, 2012. Samling Magasin 3. Foto: Christian Saltas.



LAURIE SIMMONS & ALLAN MCCOLLUM

Actual Photos, 1985
Färgfotografi, typ R. Del av serie om 51 fotografier
Upplaga om 10. Samtliga: 25 × 20 cm
 
På 1980-talet skapade Laurie Simmons och Allan McCollum Actual 
Photos tillsammans. Actual Photos är en serie om 51 fotografiska 
porträtt av miniatyrfigurer från den minsta sortens modelljärnvägar.  
Simmons och McCollum fotograferade figurerna mot olikfärgad  
monokrom bakgrund genom ett mikroskop. De handmålade plast-
figurernas ansiktsdrag kan inte uppfattas av blotta ögat men fungerar 
som olika karaktärstyper i sin avsedda miljö. När de förstoras under 
lupp träder överraskande karaktärsdrag fram: spöklikt utjämnade  
anletsdrag, groteska deformationer och komiska detaljer. Vissa är 
mer noggrant utförda medan andra är slarvigt målade med ett enda  
penseldrag. 

I sina konstnärskap använder sig Simmons och McCollum båda av 
masstillverkade objekt som substitut för verkligheten och pekar på 
olika vis på normlöshet inom vårt samhälle. I Actual Photos använder 
konstnärerna masstillverkade men handmålade figurer. Associationer-
na kring porträtten skiftar från likhet med historiska eller personliga  
referenser, till känslomässig igenkänning eller stereotyp kategorise-
ring. Den amerikanska konstkritikern Roberta Smith sammanfattade 
sina intryck av verken i en artikel i Art in America 1986: ”serien för-
medlar en obestridlig känsla av kroppens skörhet, ofullkomlighet och 
förfall – alla dödligas väg.”
 
Laurie Simmons är född 1949 i New York, USA, där hon även bor och 
arbetar. Allan McCollum är född 1944 i Los Angeles, USA. Han bor 
och arbetar i New York, USA. HM-6-B ur serien Actual Photos, 1985. Samling Magasin 3. Foto (något beskuret) 

med tillstånd av: Laurie Simmons och Salon 94. 



PIPILOTTI RIST

Tyngdkraft, var min vän, 2007
Audiovideoinstallation: 2 videoprojektioner på takmonterade 
projektionsytor, 2 vilda mattskulpturer som besökarna kan 
ligga på, ljudanläggning
Upplaga 1/3
Musik: Anders Guggisberg och Pipilotti Rist
Längd: 10,10 min. loop och 12,24 min. loop

Tyngdkraft, var min vän är en omslutande audiovideoinstallation, spe-
ciellt skapad för Magasin 3. Under början av 2007 vistades Pipilotti 
Rist i Stockholm under en längre period. På plats i utställningsrummet 
lade hon sista handen vid detta stora verk, som skulle ingå i hennes 
första separatutställning i Norden. Pipilotti Rist beskrev då sin inten-
tion på följande vis: ”Med detta verk vill jag hos betraktarna framkalla 
en medvetenhet, en slags mildhet gentemot sig själva och en relativi-
sering av deras personliga problem.” 

Genom att bjuda in oss att ta av skorna och lägga oss ner, kanske 
bredvid en främling, utmanar Rist etablerade konventioner på ett var-
samt sätt och uppmuntrar oss att lämna våra vardagliga jag bakom 
oss. I ett lugnande flöde av färg, rörelse och ljud förs vi till en plats 
som skulle kunna vara i tidernas begynnelse, eller kanske rentav i 
framtiden. Vilka vi är och vart vi är på väg spelar mindre roll när vi 
lägger oss ned här och omsluts av konstverket, i en sfär som tycks 
härröra från både vårt inre och vårt yttre.

Pipilotti Rist är född 1962 i Grabs i den schweiziska Rhendalen. Hon 
bor och arbetar i Zürich och i bergen i Schweiz.

Tyngdkraft, var min vän, 2007 (installationsvy). Samling Magasin 3. Foto: Johan Warden.



Tyngdkraft, var min vän, 2007 (stillbilder ur video). Samling Magasin 3.
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THE DRAWING ROOM
15 februari – 14 december 2014 
Curator: David Neuman

I’M STILL HERE
15 februari – 14 december 2014 
Curatorer: Richard Julin & Tessa Praun

SIOBHÁN HAPASKA 
28 september 2013 – 8 juni 2014 
Curator: Richard Julin

OTHERWORLDLY 
28 september 2013 – 8 juni 2014 
Curator: Bronwyn Griffith 

ÖPPETTIDER
Tor kl 11–19, fre–sön kl 11–17 under säsong.

PROGRAM & RESURSER
Guidade visningar och föreläsningar erbjuds löpande, och audioguide 
finns att låna gratis till utvalda utställningar. Se hemsidan för ytterligare 
information. I referensbiblioteket finns vår unika samling litteratur med 
fokus på aktuella och tidigare utställningar samt konstnärskap i samlingen.

ADRESS & KONTAKT
Magasin 3 Stockholm Konsthall, Frihamnsgatan 28, 115 56 Stockholm
Tel 08-545 680 40, www.magasin3.com
Buss 1 eller 76 till Frihamnen

Magasin 3 är en fristående kulturinstitution vars huvudmannaskap 
är den privatägda koncernen Proventus AB.


