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Ett försvar för det privata, det tvetydiga och det osäkra 

På ett noggrant och personligt sätt kommer jag här att beskriva min praktik och mina tankar 
kring den, mitt förhållningssätt till mitt arbete och mitt arbetande. Texten innehåller även 
mycket om min personliga utveckling. Det hör ihop. Det är när filmskapande går hand i hand 
med upphovspersonen som det blir som mest intressant, tycker jag.  

Den här texten är en självbiografisk text där jag vill få syn på och dela med mig av min egen 
process som människa och filmare. Med start för 20 år sedan tar jag er med till nuet. 

Innehållsförteckning: 

• Inledning 

• Studio 24 – min filmskola 

• Filmer jag gjort 

• Djupdykning i nuet och i de filmer jag arbetar med 

• Timeline 

• Om det egna arkivets värde 

• Arbetsmetod 

• Gå i barndom  

• Det tvetydiga  

• Slumpen 

• Det privata är politiskt samt den eventuella skillnaden mellan privat och personligt 

• Slutplädering 
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Inledning: 

När man gör en film om någonting så visar man fram det och säger: –”Titta på det här. Detta 

anser jag är viktigt!”  Examenstexten som jag skrev under Magisterkursen Filmiska Processer 
2012-2013 handlade om den filmiska processen relaterad till just en specifik film och den 
filmens utveckling, nya sätt att se på gammalt material och förhållningssättet till det jag filmar. I 
denna text vill jag skriva om min egen arbetsprocess och utveckling som filmande människa 
under en längre period.  
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Studio 24 – min filmskola 

Det är snart 20 år sen jag började arbeta med film. Innan dess hade jag läst Praktisk Filosofi och 
Dramatik på universitet, jobbat i bokantikvariat, i grönsaksaffär och som statist på Göteborgs 
Operan. Jag hade fullt upp med att bli vuxen, saknade mening och riktning i livet. Jag har alltid 
tvivlat mycket på mig själv och tänkt att jag varit dålig trots att jag kanske inte varit det.  

Jag flyttade från Göteborg till Stockholm den 1 september 1996 för att göra praktik på Studio 24 
som är Roy Anderssons egen filmstudio på Östermalm. Han äger hela fastigheten och har 
förutom studio och snickeri även egen biograf/mixerstudio, kontor och utrymmen för kostym, 
smink och rekvisita. Jag skulle jobba med filmen Sånger från andra våningen som skulle bli Roys 
långfilms-comeback sedan Giliap 1975. Det var en väldigt viktig film för honom. Jag tror att Roys 
press på sig själv och förväntningar på filmen var enorma. Även den ekonomiska pressen var 
svår för honom. Roy sa ofta att vi skulle skapa filmhistoria! 

 
 
Roy Andersson är min farbror, min pappas åtta år äldre storebror. Min familj har alltid bott i 
Göteborg och Roy och hans familj i Danderyd utanför Stockholm. De framstod alltid som så 
spännande för mig. Hans två döttrar, mina intressanta och karismatiska kusiner, och Roy själv 
med sin studio på Östermalm. Trots Roy i släkten fanns det inget av konstnärligt tänkande och 
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skapande i radhuset där jag växte upp. Det är någonting jag har utvecklat själv, erövrat rätten 
att med viss självklarhet röra mig i sådana miljöer. Men ändå kan känslan av att inte höra till 
eller vara accepterad överrumpla mig än idag. 
 

 
 
Till en början hade vi inte tydliga yrkesroller och jag provade på det mesta. Efter ett halvår 
ungefär blev det så att jag tog ansvaret för rekvisitan och dekormåleriet. Behovet av traditionellt 
avgränsade yrkesroller uppstod när vi skulle fylla i en teamlista till SFI:s tidning. Scenografi 
intresserade mig och det visade sig att jag var ganska bra på det.  

Vi arbetade med en scen i taget. Varje scen var som en kortfilmsprocess i sig och tog flera 
veckor, ibland månader. Roy hade gjort en tecknad skiss eller ett collage som förlaga, som vi sen 
i skala 1:1 noggrant skissade vidare på i studion. Vissa scener spelade vi in på Kalle Bomans 
Lännaateljéerna och då scenen krävde ännu större yta hyrde vi in oss i en hangar eller liknande. 
Det mesta spelades dock in på Studio 24. Vi byggde, målade, ljussatte, jobbade med kläder och 
rekvisita. Vissa kvällar gjorde vi tester på 35 mm film. Då hade vi möjlighet att pröva till exempel 
olika bordsdukar, skådespelare, positioner, kostymer, fonder, försätts-modeller, väggfärger och 
storlek på golvrutor. Scenerna växte fram. Arbetsdagarna var långa, ofta till 22, oftast var det 
roligt. Vi sa ibland att vi jobbade på ”Studio 24 timmar om dygnet”. Filmkameran, en Arri BL2, 
stod oftast framme i sin fasta position så att vi alla kunde titta och ta ställning till om något var 
bra eller dåligt. Det var som att måla en jättestor tavla tillsammans. När Roy tyckte att bilden var 
perfekt var det dags för själva inspelningen av scenen.  
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Över inspelningsdagen låg det en speciell stämning. Där var en enorm koncentration och alla 
jobbade sent kvällen innan och var tidigt på plats på inspelningsdagen. Vi var på helspänn. Jag 
som jobbade med scenografin blev alltid stressad när statisterna började välla in och ville vara 
sociala. Jag var kanske inte klar med mönstret på en tapet eller så hade inte golvlacket torkat 
än. Statisterna behandlades väldigt väl och med respekt. De fick fika, mat och vin och Roy 
bemötte dem alltid som jämlikar. Han entusiasmerade dem så att de skulle orka hålla ut hela 
dagen och kvällen och göra om samma sak ibland upp till 80 gånger.  
 
Efter inspelningen körde någon av oss filmen till Filmteknik, labbet som först låg på Gärdet och 
senare i Solna. Sedan hade vi fest, som en slutfest fast efter varje scen. Roy var alltid väldigt 
generös med middagar och vin. Det var otroligt roligt men det förutsatte såklart att man inte 
hade barn att ta hand om.  
Jag var 22 år när jag började hos honom och de flesta var i min ålder. Roy jobbar helst med 
mycket unga människor som inte redan är formade (förstörda) av övriga filmbranschen.  
 

 
 
Dagen efter inspelningen väntade vi på dagstagningarna från labbet. Fotografen István Borbas 
talade med orolig röst i telefon med ljussättaren Sten Lindberg. Det var en sådan härlig stund 
när vi gick och småplockade, tömde askkoppar och städade i lugn och ro. Vi tittade på resultatet 
i Studio 24:s egen bio runt 15-tiden. Om Roy var nöjd kunde vi börja riva bygget direkt. Ibland 
visste han inte om det var bra och behövde tänka till nästa dag. Då väntade vi med rivningen. I 
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ett antal fall tog vi om scenen någon vecka senare. Några gånger hade vi rivit och fick bygga upp 
igen.  
Då scenen slutligen var klar började vi från scratch med nästa.  
 
På Studio 24 hittade jag en självklarhet i varför jag existerade. Jag har aldrig tidigare och sällan 
senare upplevt samma mening i något, ett så tydligt mål som jag visste var rätt och viktigt och 
meningsfullt. Äntligen hade jag hittat en mening med mitt liv. Jag var helt tagen i anspråk. Jag 
hade också en väldigt tät arbetsgemenskap med mina arbetskompisar varav några fortfarande 
är mina nära vänner. Vi var ett gäng och detta gäng hade en uppgift, en mission, ett gemensamt 
självförtroende. Vi jobbade med världens viktigaste film. Vi skulle skapa filmhistoria och berätta 
om världen och människan. Magkatarren jag haft sen gymnasiet försvann.  
 
Jag lärde mig mycket under de fyra år (1996-2000) jag jobbade hos Roy Andersson. Att ta det jag 
gör på allvar. Att det jag gör med mitt liv måste vara något viktigt. Noggrannhet. Att ingenting är 
omöjligt. Att aldrig ge upp. Men även ett hantverkskunnande i snickeri, måleri samt ett yrke; 

rekvisitör.  Vi hade ofta väldigt roligt och det var på ett hantverksmässigt plan en oerhört 
kreativ period i mitt liv, det var learning by doing. Jag hade mycket tid för att utforska och 
experimentera med dekormåleri, hur man avbildar marmor, trä osv och med den fördelen att 
resultatet bedömdes direkt. Det var med måleriet jag kände mig som mest harmonisk.  

Perioden på Studio 24 är en period jag inte vill ha ogjord, men ändå inte längtar tillbaka till. Som 
mina barns förlossningar, ungefär. Jag är för alltid tacksam över att ha varit med om det trots att 
jag tog en del skada av det också. 

Jag gick i terapi en period under tiden jag arbetade på Studio 24. Mitt problem var att jag inte 
visste vad jag själv ville, jag var helt upptagen med att göra andra nöjda. Jag var klämd mellan 
två starka manliga viljor och valde bort den som skulle bli minst besviken på mig för tillfället. Det 
var Roy Andersson, som krävde min närvaro och 100%iga engagemang för jobbet nästan dygnet 
runt och så var det min dåvarande pojkvän Bob Hansson (poet) som var svartsjuk och krävande, 
kvävande gentemot jobbet och människorna där. Jag visste inte vad jag själv stod och vad jag 
ville, jag hade fullt upp med att navigera mellan de två männen i mitt liv med syfte att undvika 
konflikt och bråk.  
 
Ibland höjde Roy mig till skyarna för minsta småsak. Han kunde till exempel säga att några 
pocketböcker och en kaktus jag ställt upp på en fönsterbräda var filmhistoriens bästa rekvisita 
någonsin.  
Men Ibland kunde han bli så arg. Roy har en väldigt stark personlighet och var såklart väldigt 
dominant på Studio 24, det var ju hans ställe. Men som jag ser det så hanterade Roy sin egen 
ångest genom att lägga över delar av den på andra. Jag var en sådan som ofta fick ta en del av 
den ångesten. Han störde sig på mig och blev ibland irrationellt rasande. Ibland förnedrade han 
mig offentligt och skällde ut mig inför alla andra. Jag minns ett exempel under inspelningen av 
mäss-scenen där Jesusar säljs. Jag ställde en portfölj i fel vinkel och Roy skällde ut mig inför alla 
på ett riktigt elakt sätt med följd att alla statisterna skrattade åt mig. En gång jagade han in mig 
på toa med en sopkvast. Jag minns inte längre varför. 
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Ilskan och generositeten var bara olika sidor av samma mynt. De var lika skadliga för mina egna 
tankar och självkänsla. Det skapade ett beroende hos mig av hans gillande och av att få 
bekräftelse från honom. Jag blev extremt lyhörd för hans humör och ville vara till lags. Jag blev 
expert på att uppfatta minsta nyans i hans röst och blick. Det var som att tassa på tå inför en 
labil förälder. Jag tänkte liksom inte själv, utan bara på hur han ville ha det. Jag var i själva verket 
relativt jämn-presterande, det var bara det att ibland hade Roy bara fokus på det negativa och 
ibland bara på det positiva. Det är svårt att prestera bra när någon fokuserar på det dåliga hos 
en. Då var jag bara jätteledsen och rädd.  

Han var extra hård mot dem i teamet som visade svaghet. Dem retade han sig på så mycket att 
vissa kände sig tvingade att sluta. Han liksom drev bort dem. Vi i teamet försvarade inte heller 
varandra av rädsla för att själva hamna i skottlinjen.  

På grund av att Roys inställning till mig och min arbetsinsats varierade så från scen till scen 
känner jag idag totalt olika känslor inför scenerna när jag tittar på Sånger från andra våningen. 
Vissa scener är varma, vissa kalla och vissa iskalla.  

Jag är övertygad om att alla människor gör ett bättre arbete, vågar vara mer kreativa, då de 
känner sig trygga och omtyckta. Det andra är lika ofruktbart som att skälla på sina barn. Det 
hjälper inte situationen alls.  
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Efter kanske två år lugnade detta pendlandet sig en aning. Det var som att jag klarat testet och 
stannat kvar trots allt. Då kunde jag koncentrera mig på själva jobbet och han litade på att jag 
gjorde det bra. Jag var både uthållig och lojal.   
Nyligen arbetade jag som filmpedagog med barn med AHDH och autism. De gjorde likadant, de 
testade människor runt omkring dem gång på gång, försökte driva bort dem för att se om de 
ändå stannade kvar. Först då kunde de lita på dem.  

Nu så här långt efteråt kan jag undra hur stor del av min drivkraft som var viljan att göra den här 
viktiga filmen och hur stor del som var viljan att bli bekräftad av Roy, att få hans gillande och 
beröm. 
Jag arbetade där i nästan 4 år och sen tog det kanske dubbelt så lång tid att bli fri i min egen 
tanke och smak och inte längre bara ärva Roys starka och dogmatiska åsikter.  

Storslaget nog bjöd Roy med hela teamet till Cannes (maj 2000) där filmen vann jurypriset. 
Tiden därefter, när jag slutat jobba på Studio 24, var jag helt lost. Jag minns att jag kände mig 
utan verklighetsförankring, sa konstiga saker, kände inte igen min egen röst osv. 
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Sånger från andra våningen är en film som står för humanism och den lilla människans 
okränkbarhet. Får man kränka sina medarbetare när man ska göra en sådan film? Helgar målet 
medlen? Får man bete sig dåligt i Den Stora Konstens namn?  

Den despotiska regissören, som får bete sig hur som helst, måste vi göra upp med. Annars ärvs 
den stilen vidare till yngre generationers regissörer som går i mästarnas fotspår. Ett annat slags 
ledarskap måste vara möjligt. Det är ingen slump att det är på dokumentärfilmssidan det är som 
mest jämställt. Där behöver man inte leda ett helt team som dundrar in som en mindre armé i 
sina skåpbilar. Men den där påhittade rollen har ju ingenting med filmskapande och kreativitet 
att göra egentligen. Det är en upprätthållen konstruktion. När jag undervisar uppmuntrar jag 
mina studenter att hellre göra egna små produktioner än att göra praktik ute i branschen. Jag 
vill att de ska slippa påverkas av ruttna ideal och istället skapa egna sammanhang som är som de 
själva vill att de ska vara. Inte leka film-bransch.  

 
 
Förra året låg min yngsta dotter på sjukhus i en vecka och fick antibiotika intravenöst. När 
sjuksköterskan skulle sätta nålen i hennes vener skrek och grät min dotter och försökte slingra 
sig och dra bort sin arm. Det är komplicerat att hitta de där små venerna på små barnarmar och 
det vet personal och ledning om. Det krävs ofta många försök för att få nålen att sitta rätt. Det 
är en väldigt utsatt och pressad situation för dessa sjuksköterskor, särskilt med genomsvettiga 
och oroliga föräldrar vid barnens sida som i panik vill skrika att – ”Kan det vara så JÄVLA svårt!” I 
alla fall ville jag skrika så. Från sjukhusets sida har man noterat svårigheten och hittat en rutin 
för den här situationen, för att skydda personalen från alltför stor press under vilken de också 
riskerar att begå misstag. De får, enligt reglerna, endast försöka tre gånger. Har de misslyckats 
tre gånger måste de gå därifrån och en ny sjuksköterska komma in för att försöka. Så klokt!  
Sådana här professionella strategier för att kompensera mänskliga tillkortakommanden kunde vi 
också praktisera inom filmområdet.   
Vet man med sig att man vid tunnelseende av stress har tendenser till att, för att kunna 
koncentrera sig, skvätta ner andra med sin ångest, kan man hitta strategier för att undvika att 
skadan blir så stor. Kanske kan en annan person finnas där för att fånga upp den sårade. Kanske 
kan man ha som rutin att varna för sitt eget beteende i förväg, så att det blir lättare att bära då 
det inte känns lika personligt. Kanske ber man om förlåtelse efteråt.  
 
Jag kan inte säga något om hur mina arbetskamrater uppfattade den här tiden. Och jag kan 
ännu mindre säga någonting om hur det är att jobba på Studio 24 idag. Jag berättar hur det var 
då, för mig. Jag har hört att Roy varit mer avslappnad, trygg och harmonisk under de andra 
långfilmerna. 
 
Nu förtiden tycker jag inte om att arbeta åt/med regissörer. Det kan vara en arbetsskada från 
Sånger från andra våningen-tiden. Jag är rädd för dem. De kan bli så arga. Jag hatar när vuxna 
skäller på andra vuxna och förnedrar dem offentligt. Jag får fortfarande erbjudanden om 
rekvisita-jobb ibland. Det är av ren självbevarelsedrift som jag tackar nej till långfilmer som 
Ruben Östlunds Turist, men tackar ja till regissörs-fria produktioner som På spåret. Jag är rädd 
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att gå in i ett liknande sammanhang igen, med starka viljor som jag kommer vilja göra till lags. 
Det är enkelt, jag har en fallenhet för det, men det är inte det jag vill.  

För mig fungerar det allra bäst att bara uppfylla mina egna förväntningar. Att inte riskera att 
göra någon besviken, i så fall bara mig själv. Jag har en tendens att absorberas av starka 
personers tyckande istället för att tänka själv och lita på mitt eget omdöme som jag egentligen 
vet är bra. Jag är en person som sällan påstår något om hur världen är. Hur skulle jag kunna veta 
hur det är? Jag ser ofta saker från olika håll. Jag undersöker hellre än påstår. Jag är inte en 
dogmatisk människa och jag uppskattar inte längre att ha dogmatiska människor i mitt liv. De är 
inte nyttiga för mig, jag tappar bort mig själv i deras sällskap. Jag har för svajig självkänsla.  

Men Roy hade rätt! Sånger från andra våningen gick till filmhistorien. Det är en film som 
människor upptäcker och återvänder till fortfarande och jag tror att det kommer att fortsätta så. 
Jag blev väldigt stolt när filmen var representerad i The Story of Film: An Odyssey av Mark 
Cousins många år senare. Vårt nuvarande system att mäta en films framgång i den första tidens 
biografsiffror säger väldigt lite om en films egentliga värde. Vissa filmer är skapade för evigheten 
och man borde inte mäta med kortsiktiga måttstockar. Tar man med det långa perspektivet 
framträder helt andra filmer som succéer än de som är kioskvältare just för stunden.  

Jag engagerade mig i Sånger från andra våningen som om den var min egen film. Processen var 
kollektiv, men sen när filmen var klar så var den visst bara Roys. Jag blev riktigt besviken.  

Jag tror att det var denna erfarenhet som skapade min längtan efter att själv vara 
upphovsperson, om än till någonting litet, icke-filmhistoriskt alster. Att själv fullt ut stå för 
något.  

Att vara en liten del av något stort eller en stor del av något litet? 
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Filmer jag gjort: 

På Studio 24 lärde jag mig scenografiarbete, dekormåleri och rekvisita och när Sånger från 
andra våningen var klar 2000 så frilansade jag en period inom det fältet ute i den s.k. vanliga 
branschen. Jag tyckte dock att det kändes ytligt och meningslöst och efter att ha bott i Paris ett 
år sökte jag mig till HDK i Göteborg för att gå en masterutbildning i filmscenografi. Där hade jag 
förmånen att också gå kurser på HFF (nuvarande Akademin Valand Film) med Lena Israel som 
lärare och insåg sambandet mellan filmdramaturgi och människosyn samt i vilken hög grad 
filmen påverkar oss människor och vilket samhälle vi skapar. Vilken film som görs spelar 
verkligen roll. 

Nu 2016 är mitt undersökningsfält främst mina tre döttrar och jag själv, det som finns närmast. 
Jag har kommit dit jag är nu genom de erfarenheter jag gjort med de tidigare filmerna. Därför 
vill jag först berätta om dem och de insikter jag fått på vägen.  

Under scenografiutbildningen på HDK 2001-2003 hade jag tillgång till skolans vx2000 och jag 
började lite trevande att göra en dokumentär om min hemlösa farbror Ronny som jag länge 
varit nyfiken på. Det var sååå intressant! Det var ju detta jag ville hålla på med! 
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När jag skulle göra den filmen, Det svarta fåret (2004), hade jag fått för mig att det var objektiv 
man skulle vara. Jag hade journalist-komplex, eller vad man skulle kunna kalla det. Filmen 
handlar om min farbror Ronny som var hemlös och missbrukare. Jag hade alltid gillat Ronny och 
varit nyfiken på hur han hade det. Det verkade inte vara ensidigt negativt att leva så som han 
gjorde.  

Jag gick en sommarkurs på HFF (nuvarande Akademin Valand Film) och där försökte jag in i det 
längsta att dölja att filmen handlade om min farbror, dvs om någon som jag redan kände. Jag 
låtsades ganska länge att han bara var en hemlös man, vilken som helst, som jag lyckats få 
kontakt med och skulle berätta om. Jag tänkte att det var så filmer skulle göras. Jag dolde det 
även därför att jag inte ville att någon skulle få reda på att jag var släkt med Roy Andersson och 
därmed avfärda min insats i Sånger från andra våningen som nepotism eller att jag glidit in på 
en räkmacka.  

Som tur är blev jag avslöjad av läraren Lena Runge som genom sin man redan visste att Roy var 
min farbror. Det blev då tydligt för mig att filmens styrka ligger i min och Ronnys varma relation 
och i att vi kände varandra relativt väl. Det blev på så sätt en film som bara just jag hade kunnat 
göra. Detta är 14 år sen och det var ovanligt då med personligt berättande i dokumentärer. Men 
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sen dess har jag gjort filmer om människor jag redan har en relation till, det är dem som jag blir 
intresserad av.  

Ronny var så fin under den här perioden. Han som aldrig passade tider annars, kom alltid 
punktligt till våra träffar på stan, nästan nykter till och med. Han som pga missbruket alltid var 
så egoistisk ansträngde sig verkligen för min skull. Han vill hjälpa mig att göra filmen. 

 

Jag glömmer aldrig premiärvisningen av Det svarta fåret på Pustervik under Göteborgs 
Filmfestival 2004. Äntligen var jag den som skapat en film, den som fick stå för det bra och det 
dåliga i den. Jag minns att jag var så nervös att min kropp reagerade på ett nytt sätt. Jag 
kallsvettades, skakade och luktade jättekonstigt. Jag har bara känt samma lukt från mig själv en 
gång till när jag många år senare var nära att krocka med bilen. En lukt av skrämt djur eller 
något, av flyktinstinkt.  

 

 

 

 



 15 

 

 

 

Jag fortsatte med att göra Mina Vänner (2005), en 28 minuter lång film om mig och mina 
barndomsvänners funderingar över våra livsval utifrån frågeställningarna i en gammal Mina 
Vänner-bok. I filmen är jag gravid med mitt första barn. Vi är helt vanliga personer med helt 
vanliga liv, ändå är det intressant att höra vad vi tänker, känner och tycker. 
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Efter det gjorde jag Gråter och stör de andra (2006), en essäistiskt berättad kortdokumentär om 
galenskap och psykvården genom min farmors syster Linneas öde. Linnea var ytterligare en 
person i min släkt jag länge varit nyfiken på. Gråter och stör de andra är berättarröst-driven. Det 
var en väldigt viktig upptäckt för mig, hur mycket man får sagt då bild- och ljudplanen är 
separata. Filmen är bara 11 minuter och folk brukar alltid tro att de sett en mycket längre film. I 
Gråter och stör de andra fick jag brottas med orden, att inte med ord säga för mycket utan 
lämna det mesta av berättandet till det bildmässiga. Det var oerhört svårt, men intressant, att 
leta efter den balansen.  

 

Jag har också gjort flera försök till filmer som inte blivit gjorda. Framförallt Vi på vapenfabriken. 
Jag var och är fortfarande fascinerad över människor som i trygga Sverige arbetar hela dagarna 
med att tillverka vapen som sen går på export till länder där de används för att döda människor. 
Hur kan man leva med detta? Hur försvarar man det eller stänger man av sina tankar på 
resultatet av sitt arbete? Och hur funkar i så fall denna förträngning?  

Jag var ganska många vändor i Karlskoga och på Bofors, men jag misslyckades för att jag 
saknade personlig ingång, förutom min egen undran. Jag startade i, för min del, fel ände. Jag 
utgick ifrån en moralisk frågeställning, ett tema, och försökte sen hitta människor som kunde 
illustrera detta. 
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Men främst är det kanske för att jag hade hunnit bli mamma som den filmen aldrig blev av. När 
jag fått barn har jag inte velat arbeta i en annan stad eller velat resa bort under längre perioder. 
Inte när barnen var riktigt små i alla fall. Det är därför som jag skärpt synen på det som finns 
nära mig. Nära relationsmässigt men också rent geografiskt. Genom att filma det som är nära 
gör jag en dygd av nödvändigheten och jag vänder en begränsande situation till en möjlighet. 
Karlskoga låg för långt bort, helt enkelt. 

Jag tycker att någon annan borde göra Vi på Vapenfabriken, någon som är uppväxt i Karlskoga, 
med flera generationers arbetare på bruket (Bofors) i familjen. Tänk vilken intressant film det 
skulle bli! 

 

Dagen lång (2008) handlar om när jag spenderade ett dygn med mina morföräldrar. Morfar var 
dement och hade glömt bort hela deras långa liv tillsammans och mormor var ensam och 
frustrerad. Nu är morfar död och mormor väldigt gammal och svag. Jag försökte skildra dem så 
osentimentalt som möjligt. Dagen lång utspelar sig i mormors och morfars lägenhet, en 3:a i 
Torslanda. Jag filmade dem nästan hela dygnet, hela tiden med handkamera och ibland även 
med en kamera stående på stativ.  

Jag ville få med att de är uppe och irrar runt på nätterna, så när jag sov på soffan i 
vardagsrummet var jag beredd med fjärrkontrollen till kameran på stativ. Oftast räckte det med 
mikrofonen jag hade på kameran, men när de gick ut för att handla använde jag trådlösa 
myggor. Morfar kunde inte låta bli att ideligen plocka upp sändaren jag lagt i hans ficka och 
mormor blev så irriterad på honom. Detta blev ett komiskt parti i filmen. Här möjliggjorde det 
faktum att jag kände dem väl, älskade dem och de älskade mig, det intima filmandet. Det hade 
varit omöjligt att fånga deras vardagliga liv och tankar om jag haft med mig en fotograf och en 
ljudtekniker in i lägenheten. Jag klarade mig bra med min lättarbetade teknik. Att det bara var 
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jag var en förutsättning för att kunna genomföra filmen.  

 

Några år senare skulle jag föda mitt tredje barn och insåg att jag sett många filmer på kvinnor 
som föder barn, både informationsfilm, dokumentär och fiktion, men aldrig ifrån den födande 
mammans point of view. Så jag filmade själv under förlossningen och på filmens ljudspår hörs 
min mamma och min mormor berätta om sina förlossningar och första tiden med småbarn. 
Filmen heter Deras erfarenhet är en del av min verklighet (2012). Kollektiva manliga 
erfarenheter är exempelvis lumparminnen. Det är som att det ingår i bilden av manlighet, även 
om det nuförtiden inte är så många som gör lumpen. Jag funderade på vad som är kvinnors 
motsvarighet till det. Vad som är kvinnors gemensamma kollektiva erfarenhet. Som samtidigt 
formar oss och bilden av vad kvinnlighet är. 
Det är våra förlossningar. Det finns med som en del av bilden av kvinnan, även om inte alla 
kvinnor föder barn. Det finns ingenting som är så fult och så vackert på samma gång som när ett 
barn föds. Det liknar ett slagfält. 
Jag ville dela med mig av min egen upplevelse av förlossning, samtidigt som jag ville visa på hur 
man i sin kropp och medvetande har minnen från tidigare generationers upplevelser. Hur alla 
kvinnors erfarenheter blir till en del av ens egen verklighet. Därav berättarröstspåret med 
mamma och mormor. 
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Jag har ofta fått frågan om hur det känns att visa något så privat. Men jag tycker inte att det är 
så privat egentligen, det är mest bara biologi. Här var väldigt enkel teknik en förutsättning för 
att jag skulle klara av det. Det var lite svårt att både hålla i kameran, TENS-apparaten och 
lustgasen så ibland fick min man Gorki Glaser-Müller ta över.  
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Jag gjorde även en 1-minutsfilm av found footage med ett upphittat brev som berättarröst-plan 
om en mamma som lämnar sina tre barn, Final Frame (2014). Jag skulle själv aldrig lämna mina 
barn, det är jag ganska säker på. Och jag är ännu mer säker på det nu efter att ha fått uttrycka 
den tanken och möta den farhågan i en film. En mor som lämnar sina barn är något av det mest 
tabubelagda som finns. Det är det värsta en mor kan göra. Men samtidigt lämnar pappor sina 

barn hela tiden och blir inte lika hårt anklagade. 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Min senaste film Taxi Tbilisi (2016) kom till när jag var på väg ifrån hotellet till flygplatsen i Tbilisi 
mitt i natten. Jag brukar filma åkbilder ut genom fönster med mobilen för att de är så 
användbara till exempelvis berättarröst. Jag bygger på så sätt upp ett eget arkiv med rörliga 
bilder som jag tycker om, som jag kan använda vid framtida behov. Chauffören började prata, 
jag kände att det var intressant och vände blicken och kameran/mobilen åt hans håll.  

Taxi Tbilisi är inte ett porträtt av en taxichaufför utan filmen ligger i dialogen mellan mig själv 

och chauffören. Min närvaro och mitt jag framträder lika mycket som hans.  Situationen och 
samtalet uppstod spontant, däremot var det inte en slump att jag filmade det. Den närvaron 
och beredskapen inför när man ska trycka på rec/fortsätta filma/inte stänga av är något jag 
arbetat fram under många års tid. Och det ska man inte underskatta eller förminska, tycker jag - 
närvaron som metod. Det är inte alla som behärskar den metoden. 

 

Att de filmer jag gör hör ihop tematiskt blir mer och mer tydligt för mig. Jag vänder ofta 
kameran mot mina närmsta, lyfter fram och tittar på mig själv och min nära omgivning, våra 
roller, positioner och villkor. Jag är kanske allra mest konsekvent med detta i de filmer jag nu 
har under produktion. Jag har ofta kvinnor i fokus därför att det är min egen verklighet jag utgår 
ifrån och skildrar, mödrar och döttrar. I allmänhet blir jag intresserad av människor jag känner 
och träffar. Och av existentiell ångest och livsval. Jag befinner mig i det subjektiva. Jag gör bara 
filmer som har tydliga beröringspunkter med mitt eget liv. Berättarperspektivet är mitt eget och 
jag är tydlig med det.  
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Jag är själv närvarande i samtliga av mina filmer. Det är ett förhållningssätt som gör det 
dokumentära berättandet lite schysstare. Att jag även delar med mig av mig själv, inte bara visar 
upp de jag filmar. Det är också en berättarmetod; jag låter mitt jag förvandlas till ett kollektivt 
vi. 
Jag tror att filmaren framträder i sina filmer, oavsett om hen vill det eller inte. Filmerna speglar 
upphovspersonens världsåskådning och personlighet. Mina filmer är sådana som jag är som 
person. Då och då längtar jag efter att folk om mina filmer ska säga eller skriva  –”Som en 
käftsmäll mot patriarkatet” eller liknande. Men det är mer –”En väldigt fin och varm film.” 
 
Jag tänker att jag kommer att göra en klimakteriefilm om c:a 10 år, att jag säkert kommer att 

skildra mitt eget åldrande och hur jag tacklar det.  Jag vill vara extremt tydlig med att det är ur 
just mitt perspektiv jag ser på och berättar om världen. Jag sitter inte inne med Sanningen, bara 
min egen subjektiva version av den. Kanske kommer min klimakteriefilm att bli min käftsmäll 
mot patriarkatet?!  

Och tänk vad fint om jag vid 80 gör en subjektiv skildring från äldreboendet där jag bor. Det 
kommer att bli en helt annan film då än om jag eller någon annan relativt ung filmare skildrar 
livet på ett äldreboende nu.  

Jag har ibland fått frågan när jag ska göra ”riktig film” och inte bara göra filmer om det som finns 
i min närhet, men för mig stämmer det att det privata är politiskt. Blicken på mig själv och min 
egen position i samhället och i världen blir väldigt universell. Och när jag visar mina filmer möts 
jag av väldigt igenkännande reaktioner. Det verkar som att det privata eller det personliga inte 
står i konflikt till det universella. Snarare tvärtom. 
 
Jag är riktigt stolt över alla mina filmer, men jag tvivlar ändå ofta på om jag ens är filmare. Om 
jag har rätt att kalla mig det. Under åren då jag gjort film har jag samtidigt arbetat med andra 
jobb inom området. Förut mest med rekvisita, nu främst som filmlärare och filmpedagog. Jag 
har inte gått något kandidatprogram i film. Det har försvårat för mig att våga definiera mig som 
filmare. Jag är tyvärr en person som behöver bekräftelse utifrån och då tror jag att ett 
examensdatum hade hjälpt. Att från och med det och det datumet så har jag yrket filmare, 
liksom. 
Fortfarande när någon frågar vad jag jobbar med tenderar jag att svara – ”Jag jobbar med film 
och TV på lite olika sätt”. Även om jag inser att jag utifrån för vissa kan ses som en relativt 
etablerad filmare (det stod i DN att jag var det!) så känns det inte så. Jag tycker att jag borde 
presterat mer, kommit längre.  
Jag pendlar mellan att tycka att jag är en extremt intressant filmskapare och människa (jag kan 
gå på trottoaren och plötsligt vilja ropa att jag är fan bäst!) till en totalt värdelös person som i 
panik borde gripa efter alla möjliga halmstrån som backup-planer för livet innan det är försent. 
Är det inte det redan?? 
Ofta när jag gjort klart en film känns det som att jag aldrig, aldrig kommer att kunna klara av att 
göra en ny. Det är lika bra att jag lägger ner.  
 
Jag tänker på Malik Bendjelloul som tog livet av sig trots att han fått en Oscar. Det är kanske inte 
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resultatet, den färdiga filmen och dess mottagande, som är det viktiga. Vad är det då? Jo, det är 
i själva skapandeprocessen som den stora glädjen finns. Och den processen är ju som tur är 
oavhängig både verkets framgång och misslyckande.  

En strategi jag försöker mig på nu är att arbeta med flera filmer parallellt, för att inte falla ner i 
tomheten efter den ena filmens premiär.  

 

 

 

 

 

 

 

 

 

 

 

 

 

 

 

 

 

 

 

Djupdykning i nuet och i de filmer jag arbetar med 
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Ovan har jag berättat om mina redan färdiga filmer. I det här avsnittet vill jag försöka beskriva 
mitt nu och mina pågående filmprocesser samt frågeställningar, hinder, problem och glädje 
relaterade till dem.  
 
Timeline 
 
2008 var jag föräldraledig med mitt andra barn, jag stod mitt i vardagen med barnen i fokus. Då 
påbörjade jag ett omfattande filmprojekt som jag ännu inte är klar med. Filmen har 
arbetsnamnet Timeline och är i korthet en kvinnlig uppväxtskildring som pågår nu, sedd ur 
mammans perspektiv. Filmen spänner över nästan 15 år och handlar om det oerhörda dramat i 
att växa upp.  
 

 

Fröet till Timeline uppstod när jag blev intresserad av min äldsta dotters rosa prinsessperiod 
som hon gick igenom när hon var 4-5 år. Vad var det där, egentligen? Jag störde mig på att hon 
bara ville klä sig i rysch-pysch, det skavde mot bilden jag hade av mig själv som kvinna och 
mamma. Det kändes som ett feministiskt nederlag, att jag misslyckats med att uppfostra henne 
till en stark och självständig flicka. Jag ville inte att hon skulle bli sådär ”tjejig”, blyg och osäker 
som jag själv var som barn och som jag inte tycker har uppskattats under min uppväxt. Jag ville 
att hon skulle vara en kaxigare typ som tog för sig och visste vad hon ville. (Var det inte just det 
hon gjorde egentligen? Bara inte på det sätt jag förväntade mig?) 

Efter en del research och rannsakan kom jag fram till att det även handlar om klasstillhörighet. 
Medelklassen vill vara genusmedveten och inte låta sina döttrar ha på sig prinsesskläder och för 
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mycket rosa då det är tecken på dålig, billig eller vulgär underklass-smak.  

Jag ville inte heller att min dotter skulle stoppas in i ett tjejfack och få förväntningar på sig 
relaterade till det. Förväntningar utifrån som hon skulle försöka leva upp till och anpassa sig 
efter. Jag tycker att jag själv började formulera mig på allvar lite väl sent i livet och önskar henne 
och mina två yngre döttrar en större tilltro till sig själva än vad jag har haft.  

Jag har tidigare sammankopplat kvinnorollen som kommer ur det prinsessiga och rosa med den 
lyssnande rollen. Den som inte tar så mycket egen plats och själv inte påstår något om världen. 
Kanske var det därför jag hade svårt för den rosa perioden till en början och kanske var det 
därför jag tog upp kameran 2008 för att filma det hon gick igenom. 

 

Jag dokumenterade den rosa perioden, men när den övergick till en mer svart och lila period 
kände jag mig inte redo att sluta filma. Min dotters väg till att bli kvinna hade bara startat. Jag 
fick syn på hela uppväxten och började rikta kameran även mot mig själv och mina reflektioner. 
Timeline är inte ett personporträtt av tre flickor, utan en beskrivning av en mammas blick på 
sina döttrar, och på den värld som ska ta emot dem. 

Under Magisterkursen Filmiska Processer på Akademin Valand Film 2012-2013 släppte jag fokus 
på just den rosa perioden och Timeline är numer en uppväxtskildring som skildrar ett pågående 
nu, vårt liv och mina reflektioner. Jag har tre döttrar och vi är med i filmen allihop. Min film har 
utvecklats strukturmässigt från att ha varit en temabaserad samhällskritisk film om 
genusskapande till en kronologiskt berättad film om uppväxt och moderskap. Jag gick från ämne 
till film i och med att jag fann kronologin. Nu är filmen en mer öppen skildring av liv över tid, 
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tiden som går och aldrig kommer åter. Att vara till lags och Att ta sig själv på allvar är två av 
filmens teman. Under Filmiska Processer beskrev jag filmens utveckling i min magistertext.  
 
Det är moderskap på ett filosofiskt och existentiellt plan jag vill diskutera i filmen, inte 
moderskapet som livsstil, olika metoder för barnuppfostran eller dylikt. Modern har varit väldigt 
nervärderad som intellektuell varelse. Det vill jag motbevisa genom att ge företräde åt det 
erfarenhetsbaserade, det vardagliga, det empiriska och finna det intellektuella i det.  

 

I Timeline är tiden medberättare. Filmen består av intressanta scener som dans, lek och bråk, 
första mötet med sin lillasyster och en älskad hamster som dör, i en inbördes kronologisk 
ordning. Det behövs ingen annan dramaturgi.  
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Om det egna arkivets värde  

För några år sen jobbade jag som klippare på ett projekt initierat av filmkonsulenten på Kultur I 
Väst. Det hette Filmarvet och gick ut på att samla in privata smalfilmer från invånarna i alla 
kommuner i Väst-Sverige, låta digitalisera dem och klippa ihop det till en kortfilm av 
arkivmaterialet som skulle visas på lokala biblioteket, Folkets hus och liknande. Den första 
kommunen ut var Tranemo.  

Det var särskilt en familj som lämnat in många super8-rullar; en lokal ICA-handlare och hans fru 
och två barn, en flicka och en pojke. Mannen i familjen hade filmat paret som unga och kära 
med hela livet framför sig, nyinflyttade i ett villaområde i Tranemo på 50-talet, hur de stuvar in 
varor i butikshyllorna, hur han uppvaktar frun med frukost på sängen, barnen som bebisar i 
vagnar, julaftnar när tomten kommer, barnen som växer och leker i snöhögar, deras första 
skoldag med nya ryggsäckar, när de åker iväg på semester med Amazonen, campingsemestrar 
vid stränder och en mängd födelsedagar.  

Åren går och barnen blir tonåringar och så i en filmsnutt tar dottern plötsligt studenten.       - 
”Shit!”, tänkte jag, helt förtvivlad. - ”Vad fort det gick!” Och jag såg på mamman att hon blivit en 
ganska gammal kvinna. Nu var det dottern som var den där unga kvinnan som hade livet framför 
sig.  

 

Jag tänkte såklart på mig själv, mitt liv, mitt åldrande, åren som går, tiden som flyr och 
svårigheten att fånga nuet. Men det som var mest slående var hur berörd jag blev av dessa, för 
mig, okända helt vanliga människors helt vanliga liv. När tiden fick ha sin gång blev det helt 
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hisnande att få ta del av.  

Och samtidigt, hur mycket dessa privata filmer berättade om tiden de levde i och om samhällets 
utveckling. Jag tänker ofta på den där ICA-handlaren och hans familj när jag väljer ut klipp till 
Timeline. Jag arbetar gärna med arkivmaterial och Found Footage och inser att jag även 
relaterar till grundmaterialet i Timeline som till arkivmaterial.  

Det är skillnad på det egna arkivet och exempelvis SVT:s arkivmaterial. Vem skriver historien, 

berättelsen om vårt samhälle? Vems blick är den rådande?  Filmen Timeline kommer bli ett 

politiskt statement i sig själv, genom att jag visar upp bilder från privata rum och hävdar att de 
är viktiga. För vilka bilder är det som räknas i vårt samhälle? Vilka bilder anses vara viktiga nog 

att visa?  Som exempel kan man titta på bilden vi har av krig. Det är truppförflyttningar, 
skyttegravar, helikoptrar och manlig gemenskap. Detta har vi sett så ofta att det skapat vår 
uppfattning av vad krig är för något. Men de som var kvar hemma, de som såg till att barnen 
överlevde, de var också med om kriget. De var också med om historien, men bara en sida av 
verkligheten har visats.  

När jag slutade fokusera på just den rosa perioden hittade jag mycket fint material som plötsligt 
var relevant i filmen. Det äldsta är från 2002, några år innan jag fick barn. Jag hade precis köpt 
min första videokamera och var ute på en kvällspromenad för att testa den. Jag pratar in i 
kameran om att jag ska göra en dokumentär och om hur det känns, om att jag äntligen skall 
börja formulera mig och stå för något i världen.  

Ett tag hade jag en tanke om att Timeline delvis skulle berättas med berättarröst. Jag har testat, 
men för den här filmen känns det inte rätt. Jag trivs med nu-känslan som finns i klippen och det 
riskerar att försvinna då jag efterklokt resonerar på ett berättarröstplan. Jag tycker däremot bra 
om de scener då jag pratar i bild och jag skall i första hand hålla reflekterandet till dessa scener.  

 

 
 
 
 
 
 
 
 
 
 
 
 
 
 
Arbetsmetod 
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Under arbetet med Timeline har jag lärt mig att inget autentiskt går att återskapa. Jag måste ta 
upp kameran NU. Ögonblicket kommer inte åter. Barnen kommer inte att leka samma lek igen 
på lördag när jag är mer utvilad. Jag kommer inte att vara lika upprörd över just det här 
imorgon. Och för min del är då enkel teknik en förutsättning. Taxi Tbilisi är filmad med min 
trasiga iPhone 5s och annars så filmar jag det mesta nuförtiden med en liten Panasonic 
konsumentkamera med extern mick.  

Jag använder mig av enkel teknik för att möjliggöra en intimitet och för att inte störa skeendet 
eller påverka. Det är en tanke med detta, en metod och en linje. Att ha enkel och lättillgänglig 
utrustning gör att jag kan ta upp kameran när jag vill. Jag tvekar inte pga att det är lite jobbigt 
och komplicerat. Jag har alltid min kamera stående i bokhyllan hemma, med batterier laddade 
och mikrofonen på. Jag minimerar på detta sätt mitt motstånd. Den bästa kameran är den man 
alltid har med sig. 

I somras filmade jag en scen när mina barns älskade hamster Alex just hade dött. Det var 
barnens första möte med döden och de var chockade över dess oåterkallelighet. Här måste jag 
våga lita på mitt eget omdöme. Var det taskigt av mig att tänka på jobb när de var så ledsna? 
Men jag klarade att trösta och filma dem samtidigt. Jag var själv riktigt sorgsen för barnens skull, 
men samtidigt måste jag erkänna att jag tänkte på hur bra detta var för filmen. Besluten är inte 
intuitiva – de är erfarenhetsgrundade. 
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När jag i klippningen nu väljer scener letar jag efter nån slags skörhet i materialet. Jag vill 
kommentera filmens tillblivelse i filmen och har därför med tillfällen då barnen säger åt mig att 
sluta filma.  

Min största skräck är att mitt material skall bli avfärdat som hemma-video. Vem är intresserad 
av det här, av mitt vanliga liv, och dessutom filmat med en konsumentkamera. Det kan ju vem 
som helst göra! Det är som med den här texten. Jag har enormt stor behållning av detta 
skrivande, men samtidigt finns skammen där för att jag nu har skrivit en så självupptagen text, 
tagit så stor plats med mina inte så märkvärdiga funderingar.  

Jag är också väldigt rädd att mina barn som vuxna eller nästan vuxna ska tycka att jag varit en 
dålig mamma som gjort den här filmen, att jag exploaterat mina barn och utnyttjat min position 
som förälder. Jag har visat dem när de var nyfödda, arga, ledsna, glada. Men jag har också visat 
mig själv när jag föder barn, mina bröst, åderbråck, mig som ful, arg, sur, och fin.  
Just nu pågår det en debatt i samhället om hur fel det är att exploatera sina barn på sociala 
medier. Jag kan hålla med om det. Jag gillar inte heller när barnen används som en detalj i 
inredningsbilder, som accessoarer i livsstilsbloggar. När mammor använder sina barn som medel 
för att framhäva sig själva. Men är det vad jag gör i Timeline? Jag vill göra den filmen för att visa 
livet i sig och hur värdefullt det är.  
Min äldsta flicka är nu 11 år och jag kommer snart att sluta filma för Timeline. Jag slutar innan 
hon kommer in i pubertet och tonår.  
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Gå i barndom  

Gå i barndom är en experimentell dokumentär där jag skildrar min mormors upplevelse av att 

vara i alla sina åldrar samtidigt. Med projektioner och en komplex ljudbild tolkas det inre livet.   

Min mormor May, som tidigare varit med i mina filmer Dagen lång och Deras erfarenhet är en 
del av min verklighet är nu 92 år och bor på ett äldreboende. Hon är inte dement, men hon hör 
och ser väldigt dåligt och alla hennes dagar är mycket lika varandra. Hon får inte så många nya 
intryck, hennes värld har krympt.  
När jag är där på besök märker jag hur mormor blandar ihop tid och rum. Hon hoppar fritt 
mellan decennierna när hon berättar någonting, utan att själv lägga märke till det. Jag tror att 
mormor upplever alla sina åldrar samtidigt. Det är som att hon bearbetar hela sitt liv för att 
kunna lämna det.  
Hon sover och drömmer en stor del av dygnets timmar. Det är ingen riktig skillnad på dröm och 
verklighet för henne längre.  
 

 
 
Kanske är det så här det går till att dö en naturlig död? Att man ägnar de sista åren åt att i lugn 
och ro bearbeta allt man varit med om i livet för att sedan kunna släppa taget om det och våga 
möta döden. Och att detta bearbetande består i att mala ner allt till fragment.  
Utifrån ter det sig faktiskt behagligt.  
 
Det finns inget vittne till att hon varit ung längre. 
Både hud, tid och rum blir lösare de sista åren av en människas liv.  
Ett viktlöst tillstånd. 
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Att tiden flyter samman och att hon är alla sina åldrar samtidigt. För mig ger det en känsla av 
evigheten, av en cirkulär tidsuppfattning. Jag vill komma närmare hennes inre upplevelse och 
försöka gestalta den.  
Barn verkar uppleva världen på liknande sätt. Små barn, under 3 år, säger ofta saker som  
– ”När du blir litet barn och jag blir din mamma…” som att tiden inte var linjär, utan upplöst. 
Av vad består egentligen ett människoliv? Tid, erfarenhet och känslor. 
 
Som filmare drar jag mig mer och mer åt det icke-dokumentära. Men det som inte heller är 
fiktion. Mer som ett uttryck av någonting, en gestaltning av en känsla, erfarenhet eller 
upplevelse.  
 
Gå i barndom är tänkt att kunna visas dels på filmfestivaler men också i rum avsedda för 
konstnärliga verk. Vart går egentligen gränsen mellan dokumentärfilm och konstfilm? I det 
iscensatta? Jag misstänker att det handlar mer om mottagandets kontext och 
upphovspersonens bakgrund och intention, än om själva filmen/verket. Skillnaden verkar delvis 
vara en konstruktion. Jag skulle med Gå i barndom vilja testa att visa den i loop i ett 
konstsammanhang, kalla filmen ett verk och låta den bli bedömd som ett sådant.  
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Det tvetydiga 

En essäfilm om det tvetydiga i moderskapet utifrån Simone de Beauvoirs resonemang.  

Jag har länge varit fascinerad av Simone de Beauvoir (1908-1986) och hennes liv. Som 25-åring 
sträckläste jag Det andra könet under en resa till Nordnorge och upplevde att hon beskrev mina 
erfarenheter så väl, att hennes texter fick mig att förstå mitt liv och min plats i samhället och i 
historien. 

Jag lockades också av hennes oberoende, hennes många både kvinnliga och manliga älskare och 
detta romantiska att sitta på kaféer i Paris och skriva och röka cigaretter.  

Inför att jag skulle skriva den här texten har jag läst en del av mina gamla dagböcker från den 
tiden och tidigare. Jag ser dagböckerna som en del av mitt personliga arkiv. När jag läser dem 
kan jag se att de nästan bara handlar om meningen med livet, huruvida det finns någon och i så 
fall vilken. Och en rädsla för tomheten utan den där meningen. Jag skrev mycket i mina gamla 
dagböcker om att inte falla ner. Jag tror att det var att tappa i självkänsla jag menade. Nu vet jag 
att det gäller att hitta strategier.   
 
Människan är det enda djur som är medveten om sin egen dödlighet. Vi lever våra liv fast vi vet 
att vi kommer att dö. Hur meningslöst verkar inte detta! Stackars oss!  
Simone de Beauvoir var ateistisk existentialist. Då anser man att pga att det inte finns någon 
Gud så är vi människor utlämnade till att själva uppfinna våra liv om och om igen och själva fylla 
det med mening.  

Hösten 2014 gick jag en kurs på Göteborgs Universitet; Att läsa Simone de Beauvoir. Vi läste 
många av hennes böcker på kursen men stor vikt lades vid just Det andra könet. Men denna 
gång blev jag till viss del besviken. Jag är mamma till tre döttrar nu och känner inte igen mig i 
hennes nästan helt negativa syn på mammarollen. Under kursen blev jag också provocerad av 
den nästintill totala avsaknaden av små barn och småbarns-föräldrar i hennes böcker. Hennes 
romaner Den inbjudna och Mandarinerna kryllar av unga och medelålders karaktärer, men 
extremt få med barn. Antagligen tar jag illa upp för att jag själv är småbarnsförälder och tycker 
att det är en intressant och utvecklande tid i livet. 

Det var inte boken Det andra könet som förändrats - det var jag. 

Filmen är tänkt att bli en reflekterande essäfilm om diskrepansen mellan Beauvoirs negativa syn 
på moderns roll, som jag förvisso tycker stämmer i mycket, och hur underbart det samtidigt kan 
vara att vara mamma. Glädjen över och den häftiga kärleken till själva barnen. 
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Jag tycker att hon inte ser den chans till personlighetsutveckling och självkännedom som att leva 
med barn kan innebära. Att hon bara ser till det yttre, till det som hör till, sysslorna, som visst 
absolut kan vara en börda och en påfrestning. Men hon vet inte om att man samtidigt kan bli en 
klokare människa av att få barn. Att våga utsätta sig för denna stora genomgripande förändring 
är ett val och en aktiv handling.  

Detta är naturligtvis under förutsättning att kvinnan själv har haft möjlighet att välja sitt sätt att 
vara mamma på och det var inte fallet under Beauvoirs livstid i Frankrike. Så det är kanske lätt 
för mig att säga som kan ha barnen i förskolan och fritids där jag vet att de är både trygga och 

glada.  Skulle hon velat ha haft barn om hon levt idag då vi faktiskt kan få både karriär och barn 

(i alla fall någorlunda)? Och i fall där barnet oplanerat blir till finns aborten som möjlighet. Att 
behålla barnet måste få vara ett aktivt val. 

Beauvoir skriver insiktsfullt i Det andra könet att ”Endast den kvinna som är harmonisk, frisk och 
medveten om sitt ansvar är kapabel att bli en ’god mor’.” Och vidare att ”Det är den kvinna som 
har det rikaste personliga livet som kan ge barnet mest och bli minst krävande mot det.” Men 
hon såg inte att kombinationen var möjlig i praktiken.  

Jag ansökte om att få bo i Svenska Institutets gästbostad för att göra filmen där. Och i hela 
september var jag i Paris och filmade boulevarder och gator hon gått på, alla hus hon bott i, 
Sorbonne, caféer hon suttit och skrivit på, samt hennes och Sartres gemensamma grav på 
Monparnasse-kyrkogården med mera.  
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Jag åkte bort ifrån mina tre små barn för att vara Paris i en månad och jag hade mycket ångest 
inför det, främst innan jag reste. Var jag en dålig mamma som skulle vara borta så länge? Jag var 
ju inte tvungen att göra filmen, det var ju bara något jag gärna ville. Som jag valde. (Jag var inte 
tvungen att lämna barnen hos en släkting för att pga fattigdom resa till ett annat land och tigga.) 
Detta vävs in i berättelsen och mitt liv mixas med de Beauvoirs. Frågor kring kvinnans 
rörelsefrihet aktualiseras.  

En reflektion: Jag är med barnen på en lekplats. Puttar på en gunga. Jag ser mig omkring och 
inser att alla föräldrar där (inkl. mig själv) längtar någon annanstans. Alla kollar ideligen 
Facebook på telefonerna eller spanar in varandra på ett raggigt sätt. Frustrerade. Uttråkade. Här 
är vi i en situation som ingen vuxen egentligen gillar, men samtidigt finns den där skuldtyngda, 
tacksamma och oerhörda glädjen över själva barnen. Rädslan över att ens våga tänka att man 
inte trivs. 

För tänk om ens barn fick cancer - vad man då skulle sakna just detta vardagliga! Eller inte ens 
så dramatiskt: rädslan att inte ha njutit tillräckligt av något som man kommer sakna sen när den 
här, egentligen korta, tiden är över. 

I Paris filmade jag mycket och klippte en första version. Men jag stötte på problem då jag skulle 
skriva och spela in min berättarröst: det talade ordet kändes störande och överflödigt. Opoetiskt 
och övertydligt. Jag blev trött på mina talade ord. Det resonerande i essäfilmsformen borde 
passa mig bra, då jag ofta ser saker ur olika perspektiv. Jag tycker ofta att saker är lite både och, 
och har svårt för att helt säkert påstå något om hur världen är. Samtidigt så är alla val jag gör, 
vad/vem jag filmar, varenda bildruta och klipp i sig påståenden. I begreppet essäfilm brukar det 
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ingå att filmen drivs av ett undersökande, reflekterande, resonerande och detta med 
berättarröst. Jag brukar älska det. Men inte den här gången! 

Jag vill i den här filmen undersöka möjligheten att göra en essäfilm utan berättarröst. Är det ens 
möjligt? Kanske kan jag kommunicera och förtydliga via lappar? En film där det är bilderna som 
reflekterar kring varandra, kring ämnet, Simone de Beauvoir och mina egna upplevelser kring 
det hon beskriver i sin litteratur. Eller kanske kommer jag under klippningen att hitta tillbaka till 
berättarrösten till slut.  

 

Jag spenderade hela september ensam i Paris för att filma Simone de Beauvoirs miljöer. Direkt 
tappade jag en del verklighetsförankring. Jag blev ganska självupptagen när jag inte hade barnen 
att fokusera på. Jag funderade ovanligt mycket på hur andra såg på mig. Såg jag gammal ut? Var 
jag tjock? Jag visste verkligen inte. Jag upplevde att jag inte kunde skilja andras blick ifrån min 
egen. Jag fick ofta påminna mig om att – ”Hallå Johanna! Det är DU som ser ut på världen inifrån 
DINA ögon!” Att jag inte blev betraktad, utan att det var jag som betraktade omvärlden. Att jag 
inte var objekt i första hand, utan subjekt.  

En dag gick jag och min kompis Katarina Elvén till Sacre Coeur. Jag bad henne filma mig när jag 
blev avmålad av en klassisk porträttmålare där. Jag ville se vad andra ser när de ser på mig, 
undersöka den manliga blicken. Grejen var bara att det inte alls blev likt mig. Han målade en 
schablontjej med mycket fylligare läppar, stora ögon och perfekta ögonbryn. Han målade mig så 
som han trodde att jag ville vara! 
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”Det är mellan mor och dotter som de konflikter vi behandlar får sin mest tillspetsade form.” 
Simone de Beauvoirs egen mamma Francoise de Beauvoir verkar ha levt ett otillfredsställande 
liv och tagit ut denna frustration på sina döttrar och då främst på den förstfödda Simone. ”Ofta 
är den äldsta i egenskap av faderns favorit särskilt utsatt som måltavla för moderns förföljelse.” 
I hennes första memoardel läser jag om hur hon vurmade för fadern. Och det är ju inte så 
konstigt, det gjorde jag också för min pappa. Det var ju han som verkade ha det roligaste och 
bästa livet. Han stod aldrig där och såg försmådd ut med en disktrasa i handen. 

Under min uppväxt såg jag nästan bara min mamma syssla med praktiska spörsmål, logistik och 
planering av inköp. Det praktiska måste göras och det är inget fel i det, men jag vill även visa 
upp en annan sida av mig själv för mina döttrar. Därför vägrar jag att skämmas för att jag är så 
uppslukad av arbetet framför datorn att jag låter sängarna stå obäddade. Jag vill visa dem hur 
viktigt det är att hitta något som verkligen är intressant.  

Beauvoir beskriver mor och dotter-relationer som oerhört komplicerade. ”Hela sitt agg mot livet 
vänder hon mot detta unga liv som sträcker sig mot en ny framtid.”  

Min äldsta dotter är 11 år nu. Hur skall det bli att ha tonårsdöttrar? Kommer jag att se dem som 
konkurrenter om männens uppmärksamhet? Kommer jag att försöka hålla dem fast och straffa 

dem för mitt eget livs diverse nederlag?  Ve och fasa! Men om modern i fråga någorlunda har 
hunnit förverkliga sig själv innan dess då behöver hon väl inte känna denna missunnsamhet och 

avundsjuka gentemot dottern?  Men har jag verkligen hunnit det?  

Jag har ett minne från när jag var ungefär 12 år. Mamma och jag var på stranden och åt glass. 
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Hon fick lite glass på sin nakna arm som jag spontant slickade bort. Fy, vad äckligt det var! Av 
någon anledning kändes det så fel, jag kände vämjelse över den kropp som alldeles nyss varit så 
naturlig för mig. Det jag minns starkast är just överraskningen över min egen reaktion. 

Mina barn älskar och njuter reservationslöst av min kropp och har gjort det i hela sina liv. Att de 
älskar den hjälper även mig att göra det. De avgudar det lite lösa skinnet på min hals, mina ur-

ammade bröst, mina leverfläckar och min välbekanta lukt.  Men snart skall de också känna 

avsky och äckel inför den som ett led i en frigörelseprocess. Hur ska jag tackla det? 

Kvinnor är mer hämmade av det sociala än männen, de tar större ansvar för omgivningens 
reaktioner. Men att skapa inom de sociala ramarna, det går bara till en viss gräns. Jag vill gå 
bortom det. Men nu när jag känner mig ganska redo att strunta i vad min mamma skulle säga, är 
det oron för vad barnen ska tycka som håller mig tillbaka. Modersrollen är på det sättet 
begränsande. Ända från första MVC-besöket påbörjas en slags anpassning till normen och 
samhället. En slags välvillig kontroll som sen maxas när barnet går på förskolan. Det finns inga 
som jag är så rädd för att de ska tycka att jag är en dålig mamma/kvinna som 
förskolepersonalen. För mig representerar de samhället, de som alltid betalar räkningar i tid och 
som aldrig gör felsteg. Min mamma är också förskolelärare.  
Någon har sagt, kanske var det Strindberg, att ”man blir inte en bra konstnär förrän ens far dör.” 
Jag är kvinna så för mig gäller det troligtvis mor. Det är då överjaget släpper greppet och man 
vågar bli sig själv helt och hållet. Jag hoppas att min mamma lever många år till, men att ha 
henne alltför nära kan kännas hämmande. Jag vill inte sträva efter det vanliga och jag upplever 
att hon ser det som kritik av sin egen livsstil.  

”Från puberteten till klimakteriet är hon scen för ett drama som utspelas inom henne utan att 
angå henne personligen…” Bara vid klimakteriet ”befrias kvinnan från honans slaveri”.  

Är det för att hon aldrig själv blev mamma som Simone de Beauvoir bara ser kvinnokroppens 
förändringar som negativa? Jag kan exempelvis se tillbaka på min pubertet och tänka att det var 
tur att jag fick mina bröst så att jag har kunnat få uppleva det gosiga i att amma mina barn. Och 
att jag har ägglossning och mens varje månad år ut och år in, det har ju gett resultat. Annars 
hade det nog känts som att allt detta varit i onödan, onödigt lidande. Och som männen 
dessutom slipper. 

Kvinnans fysiska obehag är tecken på individens uppror mot artens vilja till överlevnad.  

Simone de Beauvoir ser moderskapet som något passivt som bara händer i kvinnans kropp, som 
matsmältningsprocessen ungefär, något som aldrig går att göra till ett livsprojekt. ”Att föda barn 
och amma är hur som helst inga aktiva handlingar, det är naturliga funktioner som inte ingår i 
något projekt” Det håller jag med om. Men att fortsätta att hålla vid liv, att ta hand om och att 
uppfostra, är det bara upprepande och icke-överskridande? Att stanna kvar, att inte lämna sina 
barn, inte svika dem. Det är väl ändå aktiva val och handlingar, som utförs varje dag dessutom. 

Som gravid är det lätt att känna sig extra intressant, som något mer och viktigare än bara sig 
själv. Och det fortsätter sedan när man ammar. Det är bara jag som kan ge bebisen den viktiga 
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maten, så att barnet inte dör. Min bebis tystnar bara när hon är i min famn. Ingen annan duger. 
Så populär har jag aldrig varit förut, så viktig för någon människa. Eller kanske var jag det för min 
egen mamma när jag var bebis? Vem behöver egentligen vem mest? Är det mamman som blir 
beroende av sin bebis eller är det bebisen som är beroende av sin mamma? Jag vet att jag 
kände mig naken när jag satt utan bebis i famnen. Det var ansträngande att behöva formulera 
färdigt sina meningar och att behöva tala till punkt med vuxna människor, utan någon som 
avbröt eller tog fokus som jag kunde fly till och gömma mig bakom. Jag minns till och med att 
jag tog illa upp när någon annan lyckades få min bebis att somna, jag ville ju vara oumbärlig och 
allsmäktig. 

Simone de Beauvoir var oerhört produktiv. En icke-försumbar del i det var att hon hade 
minimalt med hushållsarbete. Hon hade inga barn, hon levde aldrig ihop med Sartre (bara en 
period ihop med Claude Lantzmann, han som gjorde Shoah). Hon skaffade sig en egen lägenhet 
ganska sent i livet (1948) och bodde innan dess på ett slags hotell på olika adresser i Paris. I 
september upplevde jag skillnaden och förstod hur mycket tid jag lägger på hushållsarbete i min 
vardag och hur befriande det var utan. Jag hade så mycket tid!  

Att resa bort från barnen och vardagen var det bästa jag gjort sen jag fick dem.  

 

 

När jag kom hem ifrån Paris upplevde jag det som att jag blev anfallen av tingen i vår lägenhet. 
Kläder och prylar som vällde ut från skåpen. Det kändes direkt som att jag aldrig varit borta, jag 
hade inte en stund för egna tankar att växa och testas. Mitt liv var åter fylld med barnens viljor, 
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konflikter och behov och deras ord och känslor. Jag behövde vänja mig av vid tid igen och 
försöka ta vara på de små stunderna. Men inte ska man väl som kvinna i dagens Sverige behöva 
välja bort barn i livet för att syssla med kreativt skapande? Att vara förälder och filmare, är det 
ett problem främst för kvinnor? Jag har löst det genom att filma barnen och det som är nära 
hemmet, men det intresserar ju inte alla. Jag tycker både att det underbart och jobbigt med 
barnen. Det går att skapa när jag är mamma/tack vare att jag är mamma OCH jag blir hindrad av 
barnen. Det tvetydiga framträder bara starkare.  

Nu när jag sitter och skriver den här texten tidigt om mornarna hör jag plötsligt små barnfötter 
tassa mot golvet. Barnen har vaknat och jag vet att nu är det slutjobbat på ett tag. Nu kommer 
jag inte att kunna koncentrera mig mer. Men jag misstänker starkt att jag kommer att sakna det 
där tassandet när barnen inte behöver mig längre. Ens möjligheter till prestation är präglade av 
privatlivet, så är det. Vi skall inte behöva låtsas som att privatlivet inte finns. Det finns många 
anledningar till att inte skaffa barn, men att det skulle hindra ens kreativitet borde inte vara en 
av dem.  

Kanske skulle Beauvoir haft med fler småbarnsföräldrar i sina romaner, som intressanta, 
handlande och tänkande subjekt, om böckerna var skrivna i vår tid? Nu när mamma-rollen inte 
är fullt så begränsande längre, mamman inte fullt så nervärderad som intellektuell varelse.  
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Samtliga citat i stycket är hämtade från Simone de Beauvoirs Det andra könet, kapitlet om Moderskap. 
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Slumpen  

Jag jobbar med slumpen. Jag utgår ifrån det material jag fått. Det är ett bra sätt att ta beslut och 

att därmed komma vidare. Lite slarv begränsar mina möjligheter.   

Jag tog inte med mig något stativ till Paris i höstas när jag skulle dit och göra Simone de 
Beauvoir-filmen. Jag skulle filma en scen med mig själv som besöker Simone de Beauvoirs grav, 
tar en selfie där osv. Hade jag haft ett stativ så skulle jag ha kommit hem med en mängd olika 
tagningar filmade från en mängd olika vinklar och håll. Det hade varit svårt för mig att välja. Som 
det var nu så fanns där en gatlykta med en kant på där jag kunde ställa kameran. Eller var det 
ett elskåp? Det var lite ifrån kamera höger och det var tur. Jag ville inte ha en bild snett från 
vänster då Tova Mozards verk ”De unga vid graven” från 2008 är tagen så. Jag tycker att min 
vinkel blev helt ok.  

Är detta slarv? Jag skulle vilja säga att, ja lite slarv är det, (tungt och jobbigt att släpa runt på ett 
stativ i värmen) men jag gillar det och har accepterat det som min metod för att få mer gjort. 
Det hjälper mig att ta snabba beslut. Att begränsa valmöjligheterna och improvisera på platsen. 
Inte förbereda mig för mycket, istället vara närvarande och skapa i stunden. 

 

 

 

Det privata är politiskt samt den eventuella skillnaden mellan privat och personligt 
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Att det privata är politiskt myntades 1968 av den amerikanska radikalfeministen Carol Hanisch 
som en del av den feministiska kampen. Genom att samlas och spegla sig i varandras berättelser 
formade kvinnor kollektiva erfarenheter och deklarerade dessa som politiskt viktiga. Det kallas 
medvetandehöjning. 

Inom litteraturen finns många författare som Kerstin Thorvall, Birgitta Stenberg och Carina 
Rydberg, vars skrivande avfärdats som alltför personligt och självutlämnande. Likt sina 
författarkollegor har många bildkonstnärer fått kritik för att vara för privata och inte tillräckligt 
relevanta och samhällsorienterade, däribland fotograferna Nan Goldin och Sally Mann. Kvinnlig 
sexualitet, de egna barnen och disktrasor, verkar vara teman som triggar igång denna typ av 
kritik. Inom måleriet har det fram tills nu varit något fult med mammor som målar av sina egna 
barn. Kvinnors rörelsefrihet var begränsad till hemmet och barnen, men då de följaktligen hade 
barnen och hemmet som motiv i sin konst blev de avfärdade med att det var för privat. 
Hemmets sfär har inte varit tillräckligt intressant och värdefull. Det är inte där som livet har 
hänt, tydligen. Fast när Carl Larsson avbildade sitt hem och sina barn i otaliga lifestyle-målningar 
så hördes dock inte den kritiken.  

Det autobiografiska i litteraturen har länge varit nervärderat, nedsättande kallats 
bekännelselitteratur, därför att kvinnor sysslat med det. Men av de böcker som betytt mest för 
mig har många varit dagböcker eller självbiografiska berättelser. När jag var barn var det Katitzi-
böckerna och Anne Franks Dagbok. Senare Kärlek i Europa, Rädd att flyga, Det mest förbjudna, 
Den högsta kasten och Bitterfittan till exempel.  
 
Varför kallas det bara bekännelselitteratur när det är kvinnor som skriver? Jag har läst mycket av 
Charles Bukowski och Ulf Lundell och nu även Knausgårds Min kamp 1-6 och ser ingen skillnad 
annat än i bedömningen av böckerna. Av den anledningen vill kanske inte Lena Andersson kalla 
sin Egenmäktigt förfarande för självbiografisk, hon är rädd för att bli nersänkt i den kroppsliga 
och låga kvinnligheten. Det kroppsliga och känslomässiga som kvinnan har stått för i alla tider då 
mannen stått för det rationella, det vill man fortfarande inte riktigt veta av.  
 
Filmare som jag själv som väljer att vända kameran mot familjen och den privata sfären riskerar 
att inte bli tagna på allvar i samma utsträckning som regissörer som sysslar med lång vuxen-
fiktion. Men att rikta blicken mot sig själv och sin egen position i familjen, samhället och i 

världen, har ofta visat sig leda till det universella.  När jag visar mina kortfilmer kommer det 

alltid fram människor som vill prata om sina egna släktingar som är missbrukare, psykiskt sjuka 
eller dementa. De säger att de förstår dem bättre nu. Eller så vill de berätta om sina egna 
förlossningar och taxiresor.    

Dessa filmer är svåra att få ordentligt finansierade. Det krävs varken dyra resor eller kanske inte 
heller så dyr utrustning, men man sätter faktiskt de allra viktigaste relationerna i sitt liv på spel i 
processen. Och sig själv och sin tid, då man alltid måste vara tillgänglig för filmen. Vad av allt 
detta material som blir värdefullt, det visar sig efter tid.  

Jag känner en trygghet när jag tittar på Sally Manns bilder, främst från boken Immediate Family. 
Det blir så tydligt att det går att skapa stor konst när man befinner sig mitt i det vardagliga.  
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White Skates, 1990 

Kritiken mot hennes fotografier har främst varit av moralisk karaktär och handlat om barnens 
nakenhet, men för mig förmedlar bilderna kärlek, nyfikenhet, storheten i det vardagliga och ett 
försök att fånga tiden. Hennes bilder handlar inte bara om just hennes barn och deras specifika 
uppväxt, utan om Barn och Uppväxt. Genom det personliga når hon det universella, verkligen.  

Jag blev rörd när jag såg en intervju med Sally Manns yngsta, nu vuxna dotter. Hon säger att de 
var så lyckliga över att deras mamma hade ett jobb hemma där de fick möjlighet att vara 
delaktiga och skapa tillsammans med henne. Att de var så glada och stolta över arbetet då och 
över bilderna nu. De verkar inte alls ha känt sig utnyttjade och exploaterade mot sin vilja.   

 

Jag har ärligt talat varken förstått eller nämnvärt brytt mig om den klassiska frågan om var 
gränsen går mellan privat och personligt. Kanhända ligger skillnaden bara i användandet av 
begreppen? För att nervärdera och avfärda använder man privat och för att till exempel berätta 
att en stadsmannabiografi inte är alltför torr och tråkig kan man använda personlig.  
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Jag tänker att något är privat då det är exkluderande, när mottagaren inte har en chans att 
förstå verket eller konstnärens tankar/känslor/intention. När hen inte kommunicerar med 
andra.  

Manligt=objektivt=blått? Kvinnligt=subjektivt=rosa? 

I Timeline är det som händer i min sängkammare och vardagsrum det viktigaste i världen. Jag ser 
det som ett sätt att skapa motbilder. Det ligger en samhällskritik i att visa mina bilder, att säga 
att det är detta som är det viktiga istället för poliser som jagar tjuvar eller förövare som skändat 

kvinnor som nu ligger nakna på ett bårhus. Eller truppförflyttningar, för den delen.    

 

Jag utsätter mig för olika situationer och delar med mig av dessa upplevelser till en publik som 
kan använda mig som en spegel för sina egna likande erfarenheter. Jag använder mig själv och 
mina närmaste för att belysa det universella. Jag använder mig av min egen kropp och röst. Det 
är det många som har gjort tidigare.  

Jag iscensätter dock inte situationerna så som det var vanlig inom den tidiga videokonsten 
(Martha Rosler, Cindy Sherman, Yoko Ono…) och även i nutida (Marina Abramovic, Anna Odell 
och Sophie Calle) utan jag har med mig själv in i situationer som skulle pågå ändå.  
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Jag menar såklart inte att alla måste göra filmer i sin privata sfär. Men jag är övertygad om att 
då filmen är grundad i filmarens egen erfarenhet eller då filmaren är medveten om sin privata 
drivkraft, sin innersta anledning till att göra en viss film så påverkar den insikten resultatet i en 
fördjupande riktning.  
 

 

 

 

 

 

 

 

 

Slutplädering  

Begrepp jag inte tycker om: Att bygga sitt varumärke. Ego-boost. Pepp. Livspussel. Egen-tid. 



 49 

Begrepp jag tycker om: Att dela med sig. Fördjupning. Rannsakan. Existensen. Tid för 
självreflektion. 

I vilken utsträckning kan man lita på det som är skrivet långt efteråt? Kanske har jag gjort ett 
urval av händelser och tankegångar så att det ser ut som en linje, ett mönster, men i själva 
verket har det också hänt mycket annat som dragit åt helt andra håll. Saker jag inte nämnt, som 
jag helt glömt bort i berättelsen om mig själv. Om jag hade varit rörmokare eller astronaut idag 
hade jag antagligen sett och valt ut helt andra minnen från mitt liv/yrkesliv för att visa på den 
väg jag gått. 

I höstas bestämde jag mig för att börja omfamna det pretentiösa. Att inte längre skoja bort mig 
själv och mina filmer. Alla filmer som jag gjort har varit bra, men jag har inte velat säga så 
mycket om dem, inte velat uttala mig om mina verk. Jag har inte varit bekväm med att ta det 
utrymmet. 
 
Jag har sett osäkerheten och tvivlandet som något dåligt, men är de inte rent av bra och 
konstruktiva egenskaper? Något att hålla fast vid. En del av mig. Tvivlet på mig själv och på det 
jag gör driver mig framåt och gör att jag inte lutar mig tillbaka och känner mig nöjd. Jag gillar ju 
när andra människor visar sina svagheter och jag gillar att jag är en sådan som gör det, som 
bjuder på det både i livet och i filmerna. Perfekta människor som vet vad de vill och som alltid 
vetat det och bara kör på är tråkiga i jämförelse. (Men det går ofta väldigt bra för dem 
karriärsmässigt.) 

Jag gillar när folk visar ångest, tvivel och tveksamhet. Vågar jag vara ännu mer sådan? Bli ännu 
mer jag? 

Jag har hittat filmskapandet som sysselsättning i mitt liv. Jag förstår verkligen att människor blir 
deprimerade och utbrända. Att de renoverar och bygger ut, försöker tjäna så mycket pengar 
som möjligt, att de går upp i barnen helt och hållet. Men att de ändå inte känner sig lyckliga, att 
det blir tomt. Jag fyller min tid med olika saker för att slippa utforska vad som finns bortom 
tomheten. Och det är det vi alla håller på med. Hela mänskligheten.  
Då: krogen, one night stands, cigaretter, kärleksintriger.  
Nu: barnen, jobb, träning, politiskt intresse, konst, mina filmer. Många sysslar väldigt mycket 
med sitt boende idag, så att säga odlar sin egen trädgård. Men det är uppenbart alltför ytligt för 
att kunna fylla det hål som insikten kring vår dödlighet skapar inom oss. Det som är på ytan, det 
materiella, kan ju omöjligen vara meningen med livet.  
 
Om jag inte hade hittat filmandet, den skapande dimensionen, hade jag mått fruktansvärt 
dåligt. Som det är nu har jag ju användning för allt som jag är med om, upplever och känner. Det 
dåliga också.  
Att omvandla en upplevelse till ett konstnärligt verk kallas sublimering, att via konsten 
kanalisera lidandet och därmed låta andra ta del av det.  
Det är värdefullt att få ta del av andras erfarenheter, viktigt att känna att man inte är ensam. 
Andra har känt det man själv känner, hur har de hanterat det? Det är inte självcentrerat att utgå 
ifrån sig själv och sin egen värld i sitt berättande, det är att dela med sig, det är generöst.   
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Jag tror att jag gör filmer för att inte bli helt bortglömd när jag är död. Att nåt konkret skall 
finnas kvar. Något som jag har gjort. Eller ligger värdet av mitt liv i de relationer jag haft? Det 
eviga ligger i relationen till barnen kanske mer än i verken.  
 
Det finns inget objektivt gott eller ont. Varken Universum eller Naturen bryr sig om hur vi 
människor beter oss mot varandra, ifall vi dödar varandra eller inte. Men vi människor måste 
bry oss och därför skapar vi gemensamma värden för att ha något att hålla oss till. 
Mellanmänskliga överenskommelser kring rätt och fel. Konsten hjälper oss att ta reda på vad 
som är vad. 
Den biologiska meningen med livet för människan som art är nog att överleva. Men för den 
enskilda individen? För mig till exempel? Det måste jag ju bestämma själv. Konstupplevelser 
som hjälp i detta. Konstutövning som meningsskapare. 
 
Tänk om hela livet bara är en lång förberedelse på att kunna klara av att släppa taget och vara 
ok med att dö? Jag kommer att lämna efter mig både tre fina barn och en mängd filmer. Något 
litet av mig lever kvar. Den tanken stävjar ångesten över för att inte satt något positivt avtryck 
under min tid på jorden.  
 
 
 
 
 
 
 
 


