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Redaktorerna har ordet

Den skarpsynte marker kanske att vi till detta nummer har dndrat lite i layouten; annat
typsnitt och sidutseende ar alltsa inte en synvilla! Dessutom kan konstateras att ett par av
artiklarna i detta nummer ar aterpubliceringar av texter som tidigare har gatt att ldsa i de
bada volymerna Intro och Coda (2012 resp. 2014).

Musik kommer sédllan ensam. Musik ar alltid involverad i andra kontexter och i andra
former av uttryck som skapar en helhet. Exempelvis tycks manniskan i alla tider ha stravat
efter olika typer av visualiseringar av musik: nar musiken framférs live fran en scen, nar
musiken férpackas i skivans format, med skivomslag; i film och i musikvideor, och i vara dagar
pa hemsidor och plattformar av olika slag. | detta nummer av M&STE har vi lagt tonvikten vid
just musikens olika visuella sammanhang.

Hillevi Ganetz tar sig an att diskutera hur TV-programmet Fame factory skapade
stereotypiska forestdllningar om manliga och kvinnliga artister. | artikeln ”Att gbra en artist:
Genus och etnicitet i en svensk talang-reality” framgar det tydligt att de kvinnliga artisterna
gavs mindre utrymme att uttrycka sin individualitet. Denna text har tidigare varit publicerad i
Intro.

Nar popmusiken flyttar in pa museum, ja det skriver Sofie Bergqvist om i sin artikel.
Hon berattar om arbetet med utstallningen Popstad Lund som 6ppnade pa Kulturen i Lund
2011. Denna byggde pa minnen, berattelser, bilder och foremal som samlats in via Facebook.
Texten har har tidigare varit publicerad i Coda.

Aven Jacob Westergaard Madsen riktar blickarna mot musiken som del av
museiverksamhet. | artikeln "Popularmusikken pd museum” staller han sig fragan hur det
kan komma sig att det i var samtid vaxer fram museer och utstéllningar for en kulturpolitiskt
sett marginaliserad uttrycksform. Aven denna text har tidigare varit publicerad i Coda.

Johan Lundin har letat i byraladorna och hittat en tidigare outgiven text om laten och
filmen Rock around the Clock. Har ges en initierad skildring av latens och filmens effekter i
dess samtid.

Sofie Tedenstad Svebring har under ett antal ar drivit “Musikvideoportalen” pa natet,
och har berattar hon om hur den kom till, och om sin syn pa olika typer av musikvideor.
Tedenstad Svebring skriver for narvarande ocksa pa en bok om just musikvideor.

Mikael Askander behandlar i sin artikel musikvideons vasen, och visar hur musik och
rorliga bilder samverkar i skapandet av betydelser. Som huvudexempel lyfts M.I.A:s 1at och
musikvideo Paper Planes fram och diskuteras.

Samme Askander bidrar ocksd med en text om den musikvideoutstéllning han i tidigare
i ar besokte pa konstmuseet Arken, i Ishgj utanfér Kopenhamn. Har stod musikvideons
relation till bildkonst och bildkonstnarer i fokus for tematiken.

Las och njut! Och notera: nasta nummer av M&STE viks at temat "musik och halsa”,
med utgangspunkt i 2018 ars konferens Musik och samhille, pa detta tema.

Mikael Askander
Johan Lundin



Popstad Lund

— nar musiken hamnar pa museum
Sofie Bergkvist

Musik och minnen
Nar jag var 14 ar flyttade min basta van fran Vasteras, dar vi bodde, till
Malmo. Vi fortsatte trdffas pa lov och helger och spenderade timmar i
telefon. En sommar, ett par ar senare hade hon med sig ett kassettband nar
hon kom och hilsade pa. “Det har, Lina, ska du lyssna pa! Det ar ett
lundaband som heter Sinners. Dom &r jattebra — och sa &r det lite annat bra
som jag tror du kan gilla.” Med den kassetten blev musiken det viktigaste i
mitt liv. Jag borjade kdpa skivor, ga pa spelningar, dromma om ett eget band
och foralska mig i snygga sangare och gitarrister. Jag upptackte fler band jag
gillade och var inte langre den som var ensam kvar, utan var tjejen som
kunde musik och hade en identitet som musikalskare.

(Lina, Lund)

Om det 4r nagot som har varit fascinerande med att arbeta med utstéllningen Popstad Lund
pa Kulturen*, sd ar det alla minnen jag fatt hora fran vitt skilda manniskor som alla har en
egen koppling till Lund och musiken under 1970- 1980- och 1990-talen. Oavsett om det har
rort sig om foraldrar till mina barns kompisar, mina vanner eller vanners vanner och avlagsna
bekanta, sa har néstan alla haft en historia att beratta med koppling till Lund och musiklivet
under perioden som Popstad Lund handlar om. Nagon har sjilv spelat i band. Nagon kande
nagon som spelade i ett band. Nagon drev klubbar. Nagon gjorde fanzines (musiktidningar
gjorda av fans). Ndgon minns en konsert. Nagon minns kampen fér Mejeriet. Det tycks som
att den era som fangades i projektet Popstad Lund verkligen bar pa nagot speciellt, som har
praglat manniskor och gett dem minnen varda att aterberatta.

Projektet Popstad Lund startade som en insamling av minnen. Anders Mildner, Petter
Lonegard och Martin Persson, alla tre lundas6ner, startade en facebooksida for att lata de
som var med sjdlva beskriva perioden 1971 — 1996 genom bilder, berattelser och objekt.
Mildner beskriver sin aterkomst till sin barndoms och ungdoms Lund efter att ha bott pa
andra platser under lang tid. Han upplevde att staden hade férandrats och att den
forandringen inte heller fanns dokumenterad eller beskriven i nagon litteratur eller annat
material (Kulturens arsbok 2011). De tre initiativtagarna vande sig till Kulturen i Lund med en
fraga om de kunde gbéra en utstdllning om epoken, och pa sa vis skapa en historieskrivning
om perioden.

Musik och museum

Fragan kom till Kulturen tidigt ar 2010. Museet tvekade. Kunde det bli intressant? Vad skulle
det handla om egentligen? Var det museets uppdrag att skildra den har tiden? Och hor
popmusik verkligen hemma pa just detta museum? Idag finns flertalet museer som handlar
om musik i Sverige och andra lander. | Sverige 6ppnade ABBA — the Museum sina portar till



en historia om ett band. | Norge finns Popsenteret i Oslo liksom Rockheim i Trondheim.
Musik- och Teatermuseet i Stockholm har visserligen funnits i 6ver 100 ar, men har nyligen
uppdaterat sin verksamhet genom fusionen med teatermuseet och en ny interaktiv
utstallning. Det verkar kanske sjalvklart att musik hor hemma pa ett museum som Kulturen.
Men dnda var det inte alldeles sjalvklart i borjan av 2010.

Samtidigt som Kulturen funderade vixte facebooksidan. Folk lade till nya bilder.
Bilderna fick beskrivningar om vem som var med, de fick namn, fotograf, platsbeskrivning och
kanslor kopplade till sig. Fler manniskor bérjade gilla sidan och nar nya manniskor taggades i
bilder fick fler och fler kinnedom om sidan. Det blev uppenbart att &mnet engagerade manga
manniskor.

Det blev ocksa uppenbart att det som manniskor beskrev inte bara handlade om
musik, band och bandmedlemmar. Bilder pd gatumiljoer, byggnader och bilar engagerade.
Bilder pa méanniskor vackte minnen om vanner sedan lange, relationer och om de som kanske
inte langre finns bland oss. Forvanansvart manga inldgg handlade om mat. Minnen om vad
man atit och inte atit, var man &tit och inte, bidrog till diskussionerna. Det handlade ocksa
om teknik, om kassettband, LP- och CD-skivor, portastudior, freestyle-bandspelare, och
musikinstrument. Inte minst handlade det om platser som inte langre fanns - klubblokaler,
skivaffarer, replokaler. Det handlade dven om kreativitet och engagemang, om gor-det-
sjalvkultur i en tid langt innan dataprogrammet Garageband och fenomenet crowd-sourcing.

| och med det som hiande pa Facebook blev det lattare for Kulturen att sdga ja.
Musiken kunde bli en ingang till att beratta om Lund och dess manniskor och platser.
Dessutom fanns en poang med att testa nya metoder pa Kulturen. Att anvanda sociala
medier for att samla kunskap var nytt, intressant och utmanande. En utmaning var att hdanga
med i och lara sig hantera diskussionerna pa facebooksidan. Vad vagar ett museum dela med
sig av? Hur mycket kan publiken slappas in som medskapare? Hur fa folk att bast engagera
sig? En annan utmaning var att skapa en verklig utstallning utifran det som berattades dar
och engagerade folk. Bilderna som delades pa Facebook var inte rakt av anviandbara i en
fysisk utstallning. Dels fanns upphovsrattsliga fragor som maste losas. Dels behévde ett
museum mer an bara bilder for att gora en utstéallning. Dessutom behovdes féremal.

Musikens objekt
For att fa in fysiska foremal arrangerade museet insamlingskvéllar. De personer som hade
sparat saker pa sina vindar och lador fick mojlighet att lana ut sina saker till utstallningen och
pa sa vis bidra till historieskrivningen. Insamlingskvéllarna ordnades som vinylbarer med DJ
och olforsaljning. De som hade med sig bidrag till utstallningen fick gratis intrdde. Under
kvallen kdade folk for att lamna in sina saker och beréatta sin historia. | kon tréaffade de gamla
vanner och bekanta. De borjade prata om vad de hade med sig. Kvéllarna bidrog till ett
frosseri i nostalgi. De som lamnade saker fick ett lanekvitto pa sina bidrag och fick maéjlighet
att beratta sin historia for Kulturens intendenter. Det som lamnades in blev grunden till
utstallningen. Det var alltsa publikens val som styrde innehallet, inte Kulturens medarbetare
och ansvariga.

Vad lamnade folk in? Det var manga affischer, en del brev, en hel del skivor och nagra
biljetter. Museet fick nagra lattexter och dagboksanteckningar, massor av bilder och foton
och sma minnessaker. Gemensamt for mycket av det som kom in var att det var platt,



tvadimensionellt och mycket av papper. Det ar svart att gora utstallningar med papper och
tvadimensionella féremal. Alltsd ville museet garna ha dven tredimensionella foremal att
stalla ut. Fér de féremalen fick vi jobba hardare. For att fa manniskor att dela med sig av sina
dyrgripar till instrument, mobler, kldader och andra storre saker krdvs att de kanner
fortroende for de som arbetar pa museet. De behover veta att sakerna tas val om hand, att
deras historia berattas pa ett bra satt och att de far tillbaka dem senare. De beho6ver ocksa
forsta lite mer kring hur museer arbetar, pa vilket satt deras speciella minnen ar intressanta
for museipubliken. Dar skiljer sig facebook-mediet en del fran utstdliningsmediet. Facebook
ar tvadimensionellt, och det féljer en logik som manga manniskor idag kadnner till. Musei- och
utstallningsvarlden &r daremot inte kdnd foér att vara Oppen, tilldtande och
anvandargenererad.

Mitt arbete som projektledare och producent handlade darfor mycket om att bygga
det har fortroendet, att forklara pa Facebook vad vi holl pa med, att traffa manniskor och
prata med dem, intervjua dem och ocksa samla in saker. Vi gjorde om Kulturens lastbil till
turnébuss och anviande den for att aka runt och samla in saker till utstaliningen. Med hjalp av
den fick vi in de stérre sakerna som kunde bilda utstéllningens fysiska uttryck. Var formgivare
Lena Hilbertsdotter jobbade for att hitta en form som kunde ta hand om de tvadimensionella
saker vi fatt in ocksa. S& smaningom anstalldes dven en pedagog (Hakan Kihlstrom) och en
rekvisitor (Thea Davidsson). Pedagogen tog fram en lararhandledning for utstallningen och
arbetade tillsammans med museets programavdelning for att skapa aktiviteter kring
utstallningen nar den var 6ppen. Rekvisitorens arbete var lika ovarderligt genom hennes
arbete att samla in material som kunde fylla miljder med ratt saker och mébler.

Ganska snart efter att jag kommit in i projektet fragade vi pa facebooksidan vad
foljarna ville se i utstallningen. Flera svarade att de ville se miljéer. De ville se en replokal, ett
tonarsrum, en skivaffar, spelstallen — platser som inte langre finns, platser forknippade med
minnen och med nostalgi.

Musik och nostalgi
”Nostalgi ar en bergsaker tillvaxtbransch” skrev journalisten Jenny Damberg passande 2010 i
Fokus (http://www.fokus.se/2010/11/framtidens-melodi/). Sa har fyra ar senare kan vi saga

att hon har haft ratt. Tillbakablickar och nytolkningar av dldre musik florerar i TV (S& mycket
battre, Idol, Tack for musiken m.fl.). Retrotrender i mode och heminredning har hangt med i
flera ar. | storstaderna vurmar medelklassen i medeldldern for surdegsbréd, hemmagjorda
korvar och syrade gronsaker i forsok att ateruppliva och halla fast vid gamla kunskaper.

Att en utstdllning som far sin kraft fran nostalgi foreslogs for Kulturen 2010 och
Oppnade 2011 &r knappast en slump. Dessutom var initiativtagarna alla i 40-arsaldern. De
blickade tillbaka som manga gor i den aldern och sag och oroade sig fér en tid som holl pa att
falla i glomska. Samtidigt ska nostalgi som kraft inte underskattas eller ringaktas.
Museibranschen &r sprungen ur en radsla for att delar av historien haller pa att ga férlorade.
Kulturen (och Skansen) skapades av madn som oroades Over att det moderna samhallet holl
pa att utrota gamla traditioner och arbetssatt. Museerna har som en av sina uppgifter att
appellera till manniskors kansla for det forgangna, och nostalgin dr en maktig kraft att
anvanda da.



Musik och historien

Sa vad hander nar musikens minnen och objekt hamnar pd museum? Lat mig beskriva hur
skapandet av miljoerna gick till, och sedan togs emot, sa tror jag att jag kan ge en del av
svaret. Nar vi fatt svar pa att folk ville se miljoer i utstallningen fortsatte vi med att fraga vad
som skulle finnas i miljén. Vad ska finnas i replokalen till exempel? Svaren vi fick bildade en
lang kommentarsfoljd pa Facebook med allt fran en nedsutten, smutsig soffa, ett gammalt
kylskap, ett trumset till snus i taket, affischer pa vaggarna och en acklig lukt. Listan kunde vi
ge till var rekvisitor, som boérjade fylla rummet. Nar vi hade svart att fa tag pa saker kunde vi
efterlysa dem pa facebooksidan och nagon “gillare” som rakade ha just den saken kunde
komma till museet och ldmna in den. Nar miljon boérjade bli fardig kunde vi dter be nagon
komma och titta pa miljon och “godkanna” den och fixa de sista detaljerna (som en sur lapp
pa trumsetet dar trummornas dgare paminner andra som delar lokalerna att “ge fan i mitt

|Il

trumset!”). Miljon skulle vara sunkig, acklig och lukta illa, och tro mig — det luktade inte
frascht darinne. Vi hade byggt miljon i en av Kulturens fasta montrar i var utstéllningslokal.
Miljén befann sig alltsa bakom glas. Och trots sunkigt ljus och gamla fimpar och snusprillor i
taket tyckte bestkarna sedan att det sag for prydligt och rent ut i miljon.

Det hdnder nagot nidr museer forsoker aterskapa en miljo och satter den bakom
monterglas. Den hojs upp, forfinas och blir med ens bade mer vardefull och mer av ett
kulturarv. Stefan Bohman skriver i Museer och Kulturarv (Bohman och Palmqvist, 1997) om
dkthet pa museer. Han menar att en miljo kan kdnnas akta i publikens 6gon, men att den
darfor anda inte behover spegla den sanna historien. Publiken kan vara vdl medveten om det,
men det spelar inte sa stor roll for deras upplevelse. For de vet att museerna ar en
representation av verkligheten, och kanslan museerna skapar kan dnda ge det besdkarna vill

ha.

Musik och samhalle
Det vi gjorde i Popstad Lund-utstallningen var att lyfta en era tillsammans med dess minnen,
objekt och kanslor till ndgot som var vart att minnas och kdnna nagot fér. Samtidigt kunde
den nya kunskapen bli en grund for insikter om Lund som stad och hur den har férandrats
genom aren. En fraga som oundvikligen stélls i och med Popstad Lunds avgrdnsning i tid vid
1996 var: vad hidnde sedan? Var det nagot som tog slut da och varfér gjorde det det?
Avgransningen sattes fran borjan av initiativtagarna utifran att det var i slutet av 1990-talet
som den digitala revolutionen borjade, och bilder och musik bérjade finnas digitalt pa ett
annat satt an tidigare. Det var 1996 som Lund fick utmarkelsen Popstad av Sveriges Radio P3,
men var den tiden ocksa en vandpunkt i Lunds historia? Idag rader ingen tvekan om att
Malmé har initiativet nar det galler musik, popularkultur och alternativscen. Jag stéllde
fragan om vad som hdnde med Lund till Per Sunding pa Tambourine studios som startade i
Lund men flyttade till Malmé. Hans svar var: “Det var inte Lund som forandrades. Det var
Malmo.” Om han har ratt ar det kanske ocksa en pusselbit i Lunds historia. Om inte Malmo
hade byggt en hogskola, och en ny trendig stadsdel vid havet, en bro till kontinenten och
satsat pa nya tjansteféretag hade kanske inte heller den era som utstallningen och
facebooksidan beskriver blivit lika viktig att bevara, beskriva och avgransa.

Att musiklivet, kulturen och populérkulturen ar viktiga for samhallet rader det anda
inga tvivel om. Om det vittnar det stora engagemang som Popstad Lund genererade under de



ar da projektet pagick. Rent konkret ar det ocksa sa att de som byggde upp Lunds kulturliv
under 1970- 1980 och 1990-talen idag ar personer som arbetar inom inflytelserika jobb och i
allra hogsta grad paverkar samhiéllet. Den kreativitet och uppfinningsrikedom som de
anvande sig av i sin ungdom har nu etablerat sig i samhallet, med mer eller mindre

rebelliskhet kvar.

* Utstéllningen Popstad Lund handlade om tiden 1971 — 1996 nar Lund var en metropol for musiklivet i Sverige.
Det var till Lund som de stora banden kom nar de spelade. P4 Olympen spelade stjarnor som Kiss, Depeche Mode,
Patti Smith, Frank Zappa, The Jam, Nina Hagen, the Clash, Lou Reed, Sweet och manga manga fler. Lund hade
ocksa en livaktig scen for lokala band, med massor av spelstéllen, entusiastiska konsertarrangérer och en gor-det-
sjalvanda som &r svarslagen. Utstdllningen Popstad Lund — 25 Gr av engagemang stod pa Kulturen fran oktober
2011 — december 2012.

[Texten ar tidigare publicerad i: Coda. Andra antologin om Musik och Samhdille
(red. Mikael Askander, Johan A. Lundin, Johan Séderman), Malmoé: Kira forlag 2014]



”Rock around the Clock”

— Laten, filmen, ungdomarna och den svarsldsa professorn

Johan A. Lundin

1956 gick laten Rock Around the Clock som en projektil genom varlden.
Kulans sammanséattning var en legering av material som hamtats dels fran
den svarta, dels den vita populdarmusiken i Amerika. Projektilen var inte
obeprovad utan hade tidigare skjutits ivdag som grammofoninspelningar med
radiomediet som katapult. Nu avfyrades den med ett vapen som skulle visa
sig vara langt mycket mer effektivt i frdga om rackvidd och sprangkraft; en
langfilm dar musiken forstarktes med en krutladdning av bilder som visade
dansande ungdomar. Filmen var en studsande kula som satte avtryck och
gjorde sprickor varhelst den slog i samhallets vaggar och tak. Rikoschetterna
satte kroppar i rorelse sa att de kom ur sina tidigare tillsynes givna
omloppsbanor. Darmed skapades en kdnsla av oordning bland dem som ville
bevara samhillet som det var. Sprickorna maste lagas och kropparna
omdirigeras.

Sa inledde jag en artikel som pabodrjades for ganska manga ar sedan. Den skulle inga i en
antologi om barn och ungdom som en grupp forskare vid Malmo hogskola hade samlats for
att skriva. Nar jag sa presenterade texten vid ett seminarium blev det tydligt att den skapade
osdkerhet: Kan man verkligen bérja en vetenskaplig text pd detta vis? De yngre forskarna
sneglade mot vakthavande professor for att fa svar...

Laten och filmen Rock around the Clock hade saledes inte bara skapat oro i sin samtid,
utan en text om densamma kunde i var tid ha samma verkan; ett slags metaprojektil. Artikeln
fick ligga ofardig och opublicerad i manga ar; ett val som jag gjorde sjalv. Jag skrev om lite,
drog ifran, lade till och gjorde om den for ett popularhistoriskt féredrag i en skivbutik i
Malmo, vilket varvades med musikexempel som skulle latta upp. Darfor ar foreliggande text
till sin karaktér en hybrid.

Den stékiga ungdomen
| sin bok Hooligan visar den engelske sociologen Geoffrey Pearson hur en forestdllning om
ungdomens forfall préaglat den brittiska debatten under de senaste 150 aren. Varje ny
vuxengeneration har utryckt en forfaran 6ver férflackningen av ungdomars respekt for vuxna
och sett tillbaka pa sin egen ungdomstid som den ideala." Samma mdonster aterfinns i Sverige
sedan atminstone sekelskiftet 1900. | borjan av det forra arhundradet oroade myndigheterna
for de "ligapojkar och ”ligaflickor” som storde ordningen pa gatorna, senare har det handlat
om speciella ungdomsgrupper som raggare, mods och skinheads.’

Ungdom har en starkt symbolisk laddning i det moderna samhillet. Detta hanger
samman med att savdl ungdom som modernitet ar intimt férknippat med framtiden; “det

! Geoffrey Pearson (1983). Hooligan: a history of respectable fears. London: Macmillan.
2 Hans Swird (2000), “Har de unga nansin varit battre eller samre?”, Leif Berggren (red.), Fritidskulturer, Studentlitteratur, Lund.



samhille som komma skall aterspeglas i det uppvixande sliktet.”?

Enligt den brittiske
sociologen Stanley Cohen kan man se det offentliga samtalet om ungdomar som ett forsok
for vissa delar av vuxensamhillet att ateruppratta en ordning som haller pa att rubbas. |
detta sammanhang blir det viktigt att tydliggbra granser. Genom att ringa in det onormala
skapas ocksa forestallningar om normalitet.* Det finns sdledes normativa férestillningar och
forvantningar om att ungdomar ska bete sig och se ut pa ett visst satt. Dessa forvantningar
kan dock utmanas och bli féremal for férhandlingar.”

Ett satt att ndrma sig detta teoretiskt ar att anvdanda sig av Michel Foucaults teorier om
makt. Hans resonemang bygger pa att makt och vetande innehaller varandra. Det finns med
andra ord inte nagra maktrelationer utan ett motsvarande vetande och vice versa. | den
vasterlandska kulturen skapar vetenskapen identitet genom att dela upp tillvaron i
dikotomier som normal — patologisk, rationalitet — irrationalitet, sant — falskt et cetera.
Denna kulturella identitet skapas i ett maktspel som bygger pa avgransningar mot och

uteslutningar av saval existensbetingelser for en rad andra tankeformer som andra

6
tankeformer i sig.

Rock Around the Clock

Laten Rock Around the Clock, ursprungligen We're Gonna Rock Around the Clock Tonight,
skrevs 1952 av Max C. Freedman och James E. Myers. Frasen "around the clock” hade
plockats upp ur den svarta bluesen dar det fanns atskilliga sanger med tematik som “making
love” och ”party” around the clock. Med sadana fraser signalerade man en 6nskan och
langtan efter frihet att gora vad man ville med sin tid. Det fanns till och med aldre latar med
titeln Rock Around the Clock, till exempel den av Hal Singer och Wally Mercer (1948).

Freedman och Myers Rock Around the Clock spelades forst in av det Italiensk-
amerikanska bandet Sonny Dae and His Knights (1952 eller 54), men fick bara regionala
framgangar. Myers havdar att den dock var ursprungligen var skriven for Bill Haley & His
Comets som av olika anledningar inte kunde spela in den forran senare.

Bill Haleys version spelades in i april 1954. Man arbetade huvudsakligen med laten
Thirteen women and only one man in town. Nar studiotiden bérjade ga mitt slut fick man
bratt och spelande in Rock around the clock. | forsta tagningen dranktes sangen, det blev en
andra tagning, sen fick det vara klart. Sammy Davies Jr skulle in i studion.

Ar 1955 anviandes laten som vinjettmusik till filmen Blackboard Jungle (Vénd dem inte
ryggen); en film som handlade om ungdomsproblem i den amerikanska skolan. Det var sa
laten forst uppmarksammades. Enligt Altschuler var detta en vandpunkt i amerikansk
kulturhistoria som markerade att den afro-amerikanska musikgenren Rock n’roll kommit for
att stanna. | USA forldjligades musiken av kulturetablissemanget som sade sig féretrada den
goda smaken. Reaktionen var dock djupare &n sa; vuxenvarlden upplevde att rock n’rollen

% Simon Lindgren (red.) (2009), Ungdomskulturer, 1. uppl., Gleerup, Malmo.

4 Stanley Cohen (1995), Folk Devils & Moral Panics - the Creation of Mods and Rockers, Cambridge & Oxford

* Fér rockmusik som mothegemoni se Horgby, Bjorn(2007), Rock och uppror: amerikansk, brittisk och svensk rockkultur 1955-1969.
Stockholm: Carlsson.

6

Michel Foucault (1991), ”“Governmentality”, i Burchell, G., Gordon, C. och Miller, P. (red.), The Foucault Effect. Studies in
Governmentality, Chicago; Beronius Mats (1986), Den disciplindra maktens organisering. Om makt och arbetsorganisation,
Lund, s. 12f.
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genom sitt dverskridande av rasgranser och sin sexuella frigjordhet utmanade grundlaggande
varden i det amerikanska samhallet, inte minst familjeideologin.

Det stora genomslaget for laten Rock Around the Clock kom 1956. Intresset for laten
foranledde filmindustrin slda mynt av den ytterligare. En film, uppkallad efter laten, spelades
in dar inte mindre &n 17 latar med Bill Haley och andra artister lanserades. Till skillnad fran
foregaende film handlade inte Rock Around the Clock om ungdomsproblem, utan ville
snarare formedla en positiv bild av rockmusik och dans. Det finns forvisso en storyline i
filmen, men i stora delar kan den betraktas som en ren instruktionsfilm for hur man ska
dansa rock n’roll.

Kravaller

Nar filmen visades pa biograferna gick en vag av ungdomsoroligheter 6ver varlden. Den 15
september 1956 drabbade 300 poliser samman med tusentals ungdomar i London sedan
"Teddy boys” vantat vid biografingangarna for att provocera fram brak. Oroligheter utbrot
ocksa i flera andra brittiska stdder som till exempel Manchester, Blackpool, Preston och
Belfast. Liknande hdndelser utspelade sig i Italien och till och med i Japan hade filmen lett till
"excesser” bland ungdomen.

Nar Rock around the clock skulle ha premiar i Skandinavien var forvantningarna hoéga. |
de norska tidningarna hade man kunnat ldsa om hur filmen i USA, London gett upphov till
allvarliga upplopp. Detta skulle ha berott pa att den musik och dans som presenterades i
filmen verkat starkt upphetsande pa ungdomen. Tidningarna hade skrivit om “Rock 'n roll-
febern” med sin sexuella anstrykning férsatt ungdomarna i trans och extas och att de efter
filmen dansat vilt pa gatorna och begatt flera lagovertradelser.

Det var saledes inte bara filmen i sig, med sina dansinstruktioner, som presenterade en
"handlingsmodell” for ungdomarna. Nar filmen val borjat visas skapade tidningarnas
rapporter om filmens konsekvenser i andra ldnder och stider handlingsmodeller vilka
kopplades till en stark forvantan. Detta forstarktes av att tidningarna samma dag som filmen
hade premiar Oslo gjorde forstasidesreportage med intervjuer av ungdomar vari det framgick
att de forvantade sig oroligheter i samband med filmen.

Polisen forberedde sig. Man hade civila poliser i biosalongen. De kunde rapportera att
ungdomarna klappat hander och stampat takten under filmen. Men enligt biopersonalen var
detta beteende helt normalt vid visning av ungdomsfilmer. Utanfor biografen hade uppat
8000 ungdomar samlats efter filmen. Pressen var dar och ungdomarna visste att de var i
fokus. Vissa dansade andra I6pte amok; skyltfénster och bilrutor krossades. Oroligheterna
pagick i tre dagar innan de klingade av.

Ocksa i Landskrona, dar filmen gick upp fore den kom till Kbpenhamn och Malmg,
sattes ungdomar i rorelse. Detta dr nagot som kulturhistorikern Fredrik Nilsson har studerat
narmare’. | hans excerpter finner vi féljande:

Forseelsen: Tisdagen den 16 okt. 1956 kl. 21.40 infordes froken Svensson av
konst. Eric Andberg, som rapporterade, att han kort férut & Radhustorget
anmodat froken Svensson att medfdlja till polisstationen, enar hon

7 Fredrik Nilsson (2010), “When Rock and Roll Came to Town: The Threatening Body and the Promising Identity”, Bjérn Horgby och
Fredrik Nilsson (red.), Rockin' the borders: rock music and social, cultural and political change, Cambridge Scholars, Newcastle.
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tillsammans med servitéren Hakansson upptratt som ledare for ett hundratal
ungdomar, vilka efter biografens slut samlat sig pa Radhustorget, dar de
under c:a 45 minuters tid skrdanade, visslade och forde ovasen. Froken
Svensson och Hakansson forsokte dven fa de 6vriga ungdomarna att borja
dansa. Detta froken Svenssons handlingssatt vackte allman foérargelse bland
ett stérre antal dldre personer, som passerade Radhustorget.®

| bérjan av augusti 1957 visades Rock Around the Clock i Kbpenhamn. Ocksa har ledde filmen
till oroligheter och polisingripanden. Samma ”“stérande” beteenden som ungdomarna i
Landskrona uppmarksammades for forekom i Kdpenhamn. Ungdomarna gick langsamt 6ver
pa overgangstallena sa att trafiken avstannade, samlades i stora klungor och var hégljudda.
Radhusplatsen var full av parkerade, blockerande, mopeder och motorcyklar som
ungdomarna anlant pa. En stor grupp pa uppat femtio ungdomar férsokte utan framgang att
forcera grindarna till Tivoli. Det férekom ocksa att skyltfonster krossades och en polisman
blev nedslagen. Vad var det som hade destabiliserat ungdomarna? Vetenskapsmannen ville
forsta. Kort efter handelserna inleddes ett samarbete mellan Psykologisk Laboratorum och
Kriminalistisk Institut vid Kbpenhamns universitet for att soka en vetenskaplig forklaring till
vad som hant. Liknande undersdkningar hade gjorts i om upploppen i samband med
filmpremiaren i Oslo 20-22/9 1956 samt om de sa kallade Nyarskravallerna i Stockholm 1956.
Ambitionen var nu att gora en skandinavisk komparation. De sex forskare som ansvarade for
den danska studien skulle bygga sin undersokning pa polisens redogorelse av férloppet, en
undersdkning av de 63 ungdomar som anhallits under oroligheterna.

Jag har tittat ndrmare pa undersdkningen av ungdomarna. Inte framst av intresse for
resultaten, utan snarare for de fragor som vetenskapsmannen stallde. Fragorna avsl6jar den
samtida vetenskapens och samhallets forstaelse av normalitet och avvikelser. Man kan se det
offentliga samtalet om ungdomar som ett forsok for vissa delar av vuxensamhillet att
ateruppratta en ordning som haller pa att rubbas. | detta sammanhang blir det viktigt att
tydliggbra granser. Genom att ringa in det onormala skapas ocksa forestallningar om
normalitet. Det finns sadledes normativa férestallningar och forvantningar om att ungdomar
ska bete sig och se ut pa ett visst satt. Utifran de fragor som stalldes kan man stélla upp en
dikotomi som speglar vetenskapsmannens férvantningar pa vilka som skulle vara sk6tsamma
och vilka som var brakiga:

Skétsamma ungdomar Brakiga ungdomar

Gifta foraldrar Ofullstandig familj

Uppvuxen i hemmet Uppvuxen utanfor hemmet
Hemmaboende Boende utanfor hemmet
Familjeférsorjarens sociala status hog Familjeforsorjarens sociala status lag

Hog skolexamen Lag skolexamen

Lag kriminell belastning Hog kriminell belastning

Bra forhallande till forédldrar och syskon Daligt forhallande till féraldrar och syskon
Bra forhallande till skolkamrater Daligt forhallande till skolkamrater

¥ Landsarkivet i Lund, Aklagaren och polisens i Landskrona arkiv, rapporter 1956, Alaa:134.
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Positiv till skolan Negativ till skolan

Bra forhallande till larare Daligt forhallande till larare

Bra forhallande till arbetskamrater Daligt forhallande till arbetskamrater
Bra forhallande till 6verordnade Daligt forhallande till 6verordnade
Hemmaliv pa fritiden Uteliv pa fritiden

Icke-rokare Rokare

Friska Sjuka

Positiv syn pa polisen Negativ syn pa polisen

Trots att de lyckats fa med en hel del pa sin fragelista sa fick forskarna inget svar. De som
upptratt stokigt efter filmen skilde sig inte fran ungdomar i 6vrigt. Det fanns inte saledes
nagon korrelation mellan lusten att dansa och till exempel att vara sjuk.

| det narbeldagna Malmo hade Rock around the clock premiar pa biograferna Capitol
och Saga den 29 oktober 1956. Men da hade redan rocken kommit till stan. Nagra veckor
tidigare hade man namligen haft en uppvisning av dansen med Gote Arnbring och
Margarethe Thorlin pa MFF-stadion. Tidningen Arbetet skrev:

Behirskad extas vid Malmoépremiar pa rock’n’roll.

Skomakarna i Malmo bor ha sin fulla sysselsattning tryggad ett slag fram
Over. Det maste ha slitits ut manga halvsulningar ndr den nya amerikanska
dansflugan rock’n’roll premiarsurrade pa l6rdagskvallen.

Skribenten som beskrev dansen som en uppsluppnare form av jitterbugg skrev avslutningsvis:

De som infunnit sig for att registrera eventuella kravaller fick inte vatten pa
kvarnen. Samlingen av handfasta poliskonstaplar kunde sta med armarna i
kors och titta pa extasen med ett roat smaleende.

Och nagra kravaller tycks det inte heller ha blivit vid biopremidren. Men fér den sakens skull
finns det ingen anledning att férringa staden Malmo i rockhistorien. Det var dnda har, pa
dansrestaurangen Forum vid Triangeln, som Rock-Rolf (Rudolf Walentin) och hans Satelliter
inspirerade av Bill Haley och hans Kometer spelade in vad som brukar ndmnas som Sveriges
forsta rockplatta titulerad Stockholm rock. D& hade det forvisso nastan gatt tva ar sedan hans
lillasyster Eva-lill Walentin sjong in Vi ska sla runt, runt, runt, den forsta svenska inspelningen
av Rock around the Clock. Lyssna pa den.
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Att gora en artist

Genus och etnicitet i en svensk talang-reality
Hillevi Ganetz

Inledning

Just nu &r en av de stora succéerna i TV publikmassigt sett sa kallade talang-realities.9 Det ar
en TV-genre dar, som det hors av namnet, utvecklandet av deltagarnas talanger inom olika
omraden ar centralt. Framfor allt har det de senaste aren handlat om att odla musikaliska
formagor som i de internationella TV-formaten Pop Stars, Star Academy, Idols och The Voice.
Alla dessa talang-realities har funnits eller finns i Sverige dar ett av de tidigaste, globala sa
kallade formaten Star Academy gick under namnet Fame Factory. Serien gick i TV3 under
aren 2002 till 2005 da den utkonkurrerades av Idol i TV4.

Denna artikel behandlar den andra sdasongen (2003) av Fame Factory som strackte sig
dver 67 avsnitt.'’ Skillnaden mot den just nu omattligt populéra talang-realityn Idol var att
tittarna pa Fame Factory fick félja 17 unga blivande artister (10 man och 7 kvinnor) i deras
dagliga arbete i den sa kallade Fame-skolan. Dar fick de lara sig att sjunga, upptrada och
dansa men de fick ocksa ldra sig att iscensdtta maskulinitet, femininitet, sexualitet och
etnicitet, dven om det aldrig uttrycktes explicit. Denna ldroprocess dr sammanvavd med
dominerande kulturella och sociala diskurser och &r alltsa inte &r isolerade till sjalva TV-
serien. Jag menar alltsa inte att Fame Factory ar ett speciellt utan ett typiskt exempel pa hur

genus, sexualitet och etnicitet kan skapas i var kultur.

Popularmusik och genus
Som sd manga (popular)musikforskare papekat ar rock och pop genusmarkta musikgenrer.
Rocken ses som maskulin och autentisk medan popen ses som icke-autentisk och feminin.!!
Men dven om man inte ar pop och kvinnor inte rock, finns det gott om exempel pa
man inom popen och kvinnor som rockar. Darfor ar det viktigt att i diskussioner om
populdrmusikens genuskodning skilja pa antalet aktivt musicerande man och kvinnor & ena
sidan och pop som meningsskapande kulturellt uttryck a andra sidan. Antalet utévande man
kan vara stort, men det hindrar inte att vi — utdvare, fans, tittare och lyssnare — som

° Reality ar en genre inom TV som har “vanliga” manniskor som huvudpersoner och dar man gér ansprak pa ett dokumentart
berdttade. | motsats till fiktion finns inget i forvag forfattat, detaljerat manus med repliker och man anvander heller inte
skadespelare. Istdllet gér man ansprak pa att skildra verkligheten. Skillnaden mot dokumentéaren, som ocksa gor ansprak att skildra
verkligheten, ar att deltagarna i en reality-serie forsatts i olika arrangerade situationer. | Sverige anvands ofta lite slarvigt
bendamningen dokusdpa som paraplybeteckning for det som internationellt brukar kallas for reality. [Texten ar tidigare publicerad i:
Intro. En antologi om musik och samhdlle, red. Johan A. Lundin, Malm®é: Kira férlag 2012]

° Fame Factory bestar av fyra medier och medietexter som interagerar och samverkar med varandra. For det forsta sjalva TV-
mediet och den text som bestar av talang-reality-serien. FOor det andra den press — i detta fall kvallstidningen Aftonbladet som ar
samarbetspartner med TV3 — och de medietexter som bestar av artiklar om de olika programavsnitten. For det tredje datormediet
och Internet dar chattar mellan deltagarna publiceras. Framfor allt anvands har sajten AlltOmTV (alltomtv.se). Och for det fjarde
fonogram (framst CD) i form av samlingsplattor med musik fran serien. Alla dessa fyra medietexter ar involverade i den analys som
gors har. Samtliga avsnitt av sdsong tva har bandats och jag har tittat igenom alla 67 avsnitt och fért anteckningar, speciellt med
hanseende till sekvenser dar genus och sexualitet pa nagot satt tematiseras.

" Den numera klassiska utgangspunkten for diskussionen om rock och pop ur ett genus- och sexualitetsperspektiv dr Simon Frith’s
och Angela McRobbie’s artikel “Rock and Sexuality” (1978/1990).
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medlemmar i en specifik kulturell gemenskap, uppfattar popens diskurs som mer feminin an
rockens.

Artisterna i Fame Factory var i huvudsak vokalister inom den genre som mycket grovt
kategoriserat kan kallas mainstream pop. Man tavlade helt enkelt i sang, liksom i
efterfoljande talang-realities som Idol. Inom rock och pop har instrumenten néastan alltid
spelats av man. Rosten ar det enda instrument som kvinnor traditionellt ansetts ha en
sarskild fallenhet for. Musiksociologen Mavies Bayton (1998: 12ff) konstaterar att inom
populdarmusiken ses att sjunga som nagot "naturligt”, som ett direkt uttryck for inre kanslor, i
motsats till att spela ett instrument som ses som foradlandet av specifika tekniker. Kvinnors
sang reduceras till biologi (natur) medan mannens spel pa instrument ar en genom hart
arbete tillagnad formaga (kultur).

Jag vill kalla Fame Factory och andra sangcentrerade talang-realities for en
femininiserad musikalisk diskurs da tva element som i vasterlandsk kultur traditionellt kodats
som feminina dominerar programmen: dels sjdlva genren (mainstream popmusik) och dels
instrumentet (rosten). Ytterligare ett element maste dessutom laggas till — publiken. Saval
Fame Factory som Idol har en stor i huvudsak kvinnlig publik. Dubbelt sa manga kvinnor som
man tittar pa serierna, men motsatt vad manga tror utgors inte den storsta tittargruppen av
unga kvinnor, utan av kvinnor mellan 25 och 39 ar.'? Deltagarna i Fame Factory var allts3
beroende av en stor kvinnlig publik som i finalen réstade fram en segrare.

Att géra maskulinitet

| processen att “utféra” eller "géra” genus ar varje manniska hanvisad till andra manniskors
socialt, kulturellt och historiskt bestdmda uppfattningar om vad som raknas som maskulint
eller feminint. De manniskor som vi interagerar med beddémer var genusforestallning, avgor
om vi “gor genus” pa ett lampligt satt i den givna situationen. Var publik kan samtycka med
var framstéallning av genus, men ocksa ta avstand fran den pa olika satt.

Manniskans behov av social acceptans vad géller framstallningen av maskulinitet och
femininitet gor att konformitet gynnas. Eller annorlunda uttryckt: hellre dn att framstilla
”fel” maskulinitet eller femininitet i omgivningens 6gon, satsar vi pa det sakra fore det
osdkra. En framgangsrik forestallning eller performance ger namligen status och acceptans,
en misslyckad ger forlagenhet och férodmjukelse (West & Zimmerman 1987). Det har galler
saval for vanliga manniskor i den dagliga interaktionen med andra manniskor, som artister i
deras interaktion med publiken.

| vasterlandsk kultur, lika val som i populdarmusik och speciellt rock, dominerar vad som
kommit att kallas en hegemonisk maskulinitet (Connell 1995). Den éar ett slags ideal
maskulinitet som alla andra maskuliniteter maste relatera till och som bland annat
kdannetecknas av vithet, karridrism, atletisk kroppslighet, aktiv heterosexualitet, virilitet,
oberoende och sjalvtillit. Femininitet uppfattas som motsatsen. Det ska understrykas att den
hegemoniska maskuliniteten ar ett ouppnaeligt ideal snarare @n nagot som nagon man kan
forkroppsliga. Men anda finns denna starka idé om vad manlighet ar alltid narvarande, inte
minst i Fame Factory. Det var fascinerande att se hur de manliga deltagarna hela tiden

2 Siffrorna &r hamtade fran MMS (Mediamatning i Skandinavien) www.mms.se.
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brottades med den, inte minst i relation till den feminina musikaliska diskurs som sjilva
serien utgjorde.

Det var exempelvis pafallande hur manga sekvenser man fran producenternas sida valt
att visa som skildrar de manliga eleverna, i motsats till de kvinnliga, med instrument i
hdnderna eller i studion, beméstrande teknologi. Bade gitarrer och studioteknik dr maskulint
kodade artefakter som symboliskt destabiliserar den femininiserade populdrmusikaliska
diskursen.

| undervisningen pa Fame-skolan ingick att lara sig Cubase, ett musikprogram for
datorer. Fame-skolan var mycket valutrustad med studioteknik och speciella larare (alla man)
som regelbundet kom till skolan fér att ldra eleverna hur man digitalt kan skriva och goéra
musik. Undervisningen omfattade alla elever, men i TV-rutan fick tittarna tills langt in i serien
bara se killarna arbeta i studion.

Musiksociologen Mavies Bayton (1998: 5ff) har visat att i popularmusikens varld &r sa
gott som alla tekniska yrken dominerade av man. | inspelningsstudion ar producenter,
ljudtekniker, programmerare och tekniker nastan alltid man, dven om undantag naturligtvis
finns. Men detta ar inte specifikt for enbart musikindustrin: i vasterlandet har (viss) teknologi
over huvud taget kommit att kodas kulturellt och socialt som nagot maskulint. Detta
avspeglades ocksa i Fame Factory dar man framstalldes som det kén som bemastrar teknik
medan kvinnor gor nagot annat — pratar, laser damtidningar eller sover.

Samma sak gallde framstéllningarna av vilket kén som spelar musikinstrument
overhuvudtaget och vilka musikinstrument som ar “manliga” och ”kvinnliga”. Varje veckofinal
backades de tavlande upp av andra elever som spelade nagot instrument pa scenen. Det var
alltid en manlig elev som spelade gitarr medan endast undantagsvis nagon kvinnlig elev
spelade ett instrument och da piano. Samma monster upprepades bakom scenen. Nar de
manliga eleverna 6vade pa nagon sang sa ackompanjerade de sig sjdlva pa gitarr. Nar de satt
i studion spelade de gitarr. Till och med nar de gick runt i Fame-skolan bar de pa gitarrer.

Den overvaldigande forekomsten i Fame Factory av man med gitarrer speglar den
genuskodning av musik och instrument som kdnnetecknar det vasterlandska samhallet och
kulturen i stort. Siffror fran 2007 och den kommunala svenska kulturskolan visar att av alla
barn som spelar gitarr utgors 62 procent av pojkar medan flickorna dominerar pa piano (71
procent). Samma statistik visar att 88 procent av alla barn som tar sanglektioner &r flickor.®
Pa Kungliga musikhogskolan i Stockholm fanns lasaret 2007-2008 femton elever som hade
gitarr som huvudinstrument, alla var man. Detsamma gallde elgitarrister: av elva antagna var
alla killar.**

Inom rocken ar i synnerhet den elektriska gitarren det maskulina instrumentet
nummer ett. Sjalvklart blir det da svart for unga kvinnor, speciellt under ungdomsperioden da
man ar upptagen av att utforma en “feminin” kdnsidentitet, att satsa pa detta instrument.

'3 Tack till Hakan Sandh och Dag Krafft pa SMoK (Sveriges Musik- och kulturskolerad) som tagit fram féljande siffror. De omfattar 44
musik/kulturskolor (16 % av Sveriges samtliga) och kan ddarmed inte sdgas vara statistiskt sakerstallda utan mer ge besked om en
tendens. Av dessa siffror framgar att 29% av dem som spelar piano ar pojkar, mot 71% flickor. Av gitarrspelarna ar 62% pojkar, mot
38% flickor. Av dem som tar sanglektioner ar 12% pojkar jamfort med 88% flickor.

¥ Tack till Eva Ohrstrém och Stefan Brolund pa Kungliga musikhogskolan i Stockholm som bistod med siffrorna. Brolund papekar
ocksa att om man skulle gora en enkat pa hela skolan och be studenterna rangordna sina instrument sjalva sa skulle kanske bilden
bli annorlunda. Till exempel finns det kanske fler kvinnor som spelar piano och gitarr exempelvis inom den del av lararutbildningen
som inte har ett angivet huvudinstrument. Darfér far siffrorna inte ses som absoluta utan snarare som illustrerande en tendens.
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Istdllet gynnas konformitet, det vill sdga en genusperformance som lutar sig mot de socialt,
kulturellt och historiskt bestamda uppfattningar om vad som rdknas som maskulint eller
feminint. | den genusperformance som inkluderar musiken ger pianot |attare acceptans i
framstallningen av femininitet an elgitarren, som istdllet ger status i framstédllningen av
maskulinitet. Det budskap ungdomar far i var kultur och alltsd daven i Fame Factory &r att
spela instrument, och i synnerhet gitarr, ar ett manlig gora.

Sa dven om den hegemoniska maskuliniteten destabiliseras av att det instrument man
tavlar med ar (den femininiserade) rosten, sa kan alla skildringar av teknikutévande och
gitarrspelande killar ses som ett slags areraddning av maskuliniteten, ett slags stabiliserande
vikt som gor att vagskalen inte i allt for hog grad tippar 6ver at det feminina.

Att géra femininitet

Det &r latt att tro att en serie som Fame Factory sexualiserar de kvinnliga deltagarna. Men sa
var faktiskt inte fallet. Daremot homogeniserades de unga kvinnorna pa ett sitt som var till
nackdel for deras deltagande i serien. Den femininitet som iscensattes i Fame Factory var
pafallande endimensionell och uppfyllde alla krav pa en traditionell, passiv och respektabel
femininitet.

| sjdlva verket ar begreppet respektabilitet centralt for den normerande typ av
kvinnlighet som &r dominant i vastlig senmodernitet. Respektabilitet har blivit en
(medelklass)norm som alla kvinnor har att forhalla sig till, vilken klass de &n tillhor eller vilken
hudfadrg och sexualitet de @n har. Att vara respektabel innefattar inte bara att framstélla en
passiv heterosexuell sexualitet, ytterst inriktad pa giftermal och familj. Aven sitt att kl3 sig
och tala pa, matvanor, traning, smak, utbildning, kulturkonsumtion, ja, allt som skdnker 6kat
kulturellt kapital ar centralt i respektabiliteten (Skeggs 1997).

Denna respektabilitetens norm gjorde att de kvinnliga deltagarna i Fame Factory blev
sldende lika varandra. De hade ungefir samma langd, klader, vikt, frisyrer och sceniskt
framtradande. Ingen spelade ut, 6verdrev det sexuella utspelet, upptradde maskulint, gjorde
stora gester eller liknande. Dar fanns heller ingen performance av avvikande eller subversivt
slag som butchen, pojk-flickan eller slampan. Det var istéllet en respektabel, kontrollerad och
balanserad femininitet som framstalldes pa och bakom scenen.

Det var dven slaende hur lika de kvinnliga rosterna var. Alla hade samma typ av rost
med smarre variationer. Den var latt nasal men hade samtidigt en ren och klar ton beldgen i
de hogre registren och ett distinkt vibrato. Celine Dion namndes typiskt nog som favoritartist
av nagra av de kvinnliga eleverna. Har fanns ingen mork, skrovlig, hes eller "farlig” rost
representerad.

De manliga artisterna utgjorde daremot en mer heterogen grupp. Dar fanns den
bredbente rockaren som avslutade laten med ett hopp nerfér scentrappan, den charmige,
sndlle sviarmorsdrommen, den seridse singer/songwritern, den countrysjungande
lastbilschaffisen, pojkbandsmedlemmen och Robbie Williams-kopian. Deras roster var ocksa
mycket olika varandra och de fick till och med sjunga daligt. Ett fans kommenterade pa néatet
att ”killar kommer undan med sidmre sangrost”. Hon fortsatter: ”Vi” (media, branschen,
skivkdparna etc) kraver att tjejer i regel skall sjunga "perfekt” utan direkta egenheter. Sa nar
da tjejerna anpassar sig till radande ideal, blir de dnda bortvalda, inte helt sidllan med orden

"slatstrukna", "ingen karaktar" etc” (www.alltomtv.se).

18



Medan de kvinnliga deltagarna bara kunde iscensatta den respektabla femininiteten sa
hade de manliga deltagarna ett helt spektrum av maskuliniteter att tillga, i en skala fran
hegemonisk maskulinitet till en mjukare och mer kanslig maskulinitet som kan bendamnas
som metrosexuell.

Motsatt vad manga tror ar namligen maskuliniteten ”“bredare” i var kultur an
femininiteten, beroende pa att maskuliniteten ar norm. En man kan (till en viss gréns) leka
med femininitet sa ldnge det framgar att han ar man, medan en kvinnas grans for lek med
maskulinitet dr mycket sndvare (Kroon 2007). Man skulle kunna exemplifiera det
forstnamnda med namn som Ola Salo, Thomas di Leva eller mest iégonfallande, dragshow-
gruppen After Dark, medan det typiskt nog ar mycket magert med exempel pa kvinnliga
”"maskulina” artister. Kort sagt: Vi verkar ha mycket storre tolerans fér langhariga man med
eye-liner an kortklippta kvinnor utan makeup.

Ett exempel pa hur den sndva normen fér femininitet fungerade i Fame Factory ar hur
Mia, en av de kvinnliga deltagarna, uppfattades av sina kollegor och fansen pa natet. Mia ar
en blond, lang ung kvinna med en bra rost. Hon ar 6ppnare och mer pratsam &n de andra
kvinnorna i serien och verkar ocksa vara den av dessa som har bést sjalvfértroende. Under
sasongen diskuterades oavlatligt varfor de kvinnliga artisterna akte ut, en efter en, ur serien.
En méangd teorier lades fram, men en av de vanligaste var att man lade skulden pa tjejerna
sjalva, att de var for passiva.

Saval kvinnliga som manliga deltagare reflekterade i olika program 6ver varfor det var
de unga kvinnorna som rostas ut. Den blivande vinnaren Anders menade att forklaringen
kunde vara att killarna "tar for sig” mer an tjejerna. Den enda som inte bad om ursakt for att
hon var dar var, enligt Anders, Mia som var lite “karlakarl”. Mia gick ocksa vidare till finalen,
men hennes sa kallade maskulina egenskaper gjorde att en tittare framkastar forslaget pa en
Fame Facory-chatt att Mia kunde vara en man.” Dilemmat tycks olésligt. Om de kvinnliga
deltagarna ar "normalt” feminina, det vill sdga passiva, aker de ur tavlingen och far hora att
det ar just det som ar felet. Om de daremot avviker fran det “normalt” kvinnliga, det vill saga

ar aktiva, misstankliggors att de ar “riktiga” kvinnor.

Att gora etnicitet
Har har havdats att vare sig méan eller kvinnor sexualiserades i nagon storre utstrackning i
Fame Factory. Men ett viktigt undantag fanns som utgors av en sammankoppling av etnicitet
och sexualitet.

Flera av eleverna hade en icke-svensk bakgrund, men det vidrérdes inte i serien, utom
vad det gallde en av dem. Jessica ar en vacker och blyg ung kvinna som vi tittare redan tidigt i
serien far veta har en colombiansk bakgrund. Under sjélva utbildningen framstar Jessica som
en person som éar lite osdker, nervos och har latt till grat. Trots hennes tillbakadragna

III

framtoning omnamns hon dnda exempelvis i ett avsnitt som ”“sensuell” av danslararen Per
eller som att “det inte rinner blod i henne, utan lava”, som juryn sdger vid en veckofinal.
Ingen annan av de kvinnliga deltagarna framstalls pa detta satt.

Kontrasten mellan vad som sdgs om Jessica och vad vi tittare ser i bild blir stor. Vi

tittare ser en ung kvinna som ar osaker och blyg, medan vi hor om en kvinna som ar sensuell

1 Popcissi 18/03 2003: “Har ni tankt pa att Mia kan vara en man??? Hon ser valdigt maskulin ut... who knows??”
(www.alltomtv.se).
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och eldig. Det motstridiga intrycket starks av de tva veckofinalerna som Jessica deltar i. | sin
forsta veckofinal ar hon kladd i en klarréd klanning med smala axelband — en kladsel och farg
som avviker starkt fran de 6vriga byxkladda kvinnliga och manliga deltagarnas scenkostymer,
som ar hallna i mer dampade farger. Hon presenteras som ett ”svenskt-colombianskt
bombnedslag” och ackompanjeras pa scenen av eleverna Per pa trummor och Jerker pa
maracas. Allt ar upplagt for ett sexigt, eldigt nummer — med flamencogitarr och allt — men
dven om Jessica ror pa hofterna mer dn de andra deltagarna (inte minst jamfort med de
manliga) sa ar hennes performance anda mer aterhallen 4n man skulle kunna ha vantat sig av
presentationen.

Fame Factory-eleven Jessica etnifieras och konstrueras av producenterna som latino-
artisten Jessica. Och i forestallningen om en kvinnlig ”latino-artist” ingar sexighet. Sociologen
Catrin Lundstrom (2006) har intervjuat unga kvinnor med bakgrund i Latinamerika. De
berattar om hur de standigt sexualiseras, saval av andra invandrare som etniska svenskar.
Som en orsak till sexualiseringen av latinamerikanska kvinnor pekar flickorna pa
framstéallningen av dem i populdrkulturen. De namner sarskilt Jennifer Lopez men ocksa
Christina Aguilera och Shakira. Aven om flickorna ar stolta 6ver den latinamerikanska
musikens globala popularitet, har de samtidigt ocksa problem med de representationer av
genus och sexualitet som vidhaftar musiken. Latinamerikanska artister framstélls som de
exotiska ”andra” och representationerna av dem ar inte minst bemidngd med
koénsstereotyper, bland annat “den sexiga, latinamerikanska kvinnan”.

Konstruktionen av det latinamerikanska blir s& mycket tydligare i Fame Factory
eftersom de andra elevernas svenska etnicitet aldrig omtalas eller diskuteras. Detta hdanger
samman med att normen svenskhet har upprepats sa manga ganger att den blivit
naturaliserad och darmed néastan osynlig. De vanemassiga, oreflekterade och upprepade
skildringarna av vithet, och inte minst svenskhet, som bland annat medierna ar fyllda av,
framkallar en blindhet for att dven det svenska utgor en etnicitet.

Den blyga, osdkra Jessica nischas som sexigt "svenskt-colombianskt bombnedslag”.
Samtidigt som det ger henne en fordel i att synas mer da hon &r “annorlunda” én de andra
eleverna, sa mandvreras hon in i en kategori hon inte kan 6verskrida och som inte passar
henne sarskilt val. Foljaktligen rostas hon ut i sin andra veckofinal men far anda &ran att pa
skiva framfora en duett med en av den foregdende Fame Factory-sdsongens storsta stjarnor,
namligen Andrés Esteche som ocksa blivit kategoriserad som latino-artist. Detta visar tydligt
nackdelen med att bli sa starkt nischad: har man en gang blivit kind som en latino-artist finns
ingen mojlighet att fa sjunga med exempelvis en ”svensk”.

Den avgorande drivkraften for etnifieringen av Jessica ar naturligtvis framst den
berdknade saljbarheten. Latinamerikansk musik har blivit populdr de senaste aren, Men det
ar inte den inhemskt producerade latinamerikanska musiken som natt stora framgangar,
utan en variant som gatt omvagen 6ver USA och blivit omst6pt pa vagen. Det vi ser, och den
position Jessica intar, ar en nordamerikansk och europeisk uppfattning om Latinamerika, dar
kvinnor har fargglada klader, ar sexiga och sensuella och musiken alltid innehaller maraccas
och flamencogitarr. Om det varit |at oss sdga balkan-musik istéllet for latinamerikansk musik
som hade varit kommersiellt gangbar, skulle den av eleverna med balkan-bakgrund kanske ha
tillskrivits de kulturella kdnnetecken som vi i vast menar “ar” Balkan, men som antagligen
skulle vara lika grovt tillyxade som dem vi tillskriver Latinamerika.
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For att sammanfatta: Sjdlva genren talang-reality i sig kan tyckas innebdra en
destabilisering av en hegemonisk maskulinitet i och med att den kan ses som en
femininiserad, populdrmusikalisk diskurs. Men samtidigt neutraliseras de destabiliserande
elementen av de till 6verviagande delen traditionella framstéallningarna av femininitet och
maskulinitet, som att man ar det kon som spelar instrument (sarskilt gitarr) och beharskar
teknologi. Femininiteten ar begransad till den respektabla medan maskuliniteten framstalls
som inrymmande manga mojliga positioner. De manliga deltagarna iscensatts som individer,
medan de kvinnliga artisterna iscensatts som en grupp dar individuella sardrag utplanas,
vilket gor det svarare for de kvinnliga deltagarna att vinna tavlingen. Liksom maskulinitet ar
en osynlig norm ar vithet ocksa det, vilket gor att avvikelser mot denna norm blir synligare
och darmed just avvikande.
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Populaermusikken pa museum

Jacob Westergaard Madsen

Siden artusindskiftet har ideen om et dansk rockmuseum taget form. Efter ars arbejde med
fundraising, opbygning af en samling og udvikling af indhold, kan museet nu se frem til at
blive dbnet i 2015. Hermed skriver det sig ind i en laengere raekke af rock- og popmuseer og —
udstillinger, der er fremkommet de seneste ar. Jeg vil diskutere tre ting i denne forbindelse:
Hvilke forklaringer kan gives til at vi netop disse ar ser denne fremvakst af museer og
udstillinger for en, kulturpolitisk set, hidtil marginaliseret kulturel udtryksform? Hvad
kendetegner de allerede eksisterende museer? Og endelig: Hvor placerer Danmarks
Rockmuseum sig i forhold til disse projekter?

Rock- og popkulturens udvikling haenger sammen med de kolossale samfundsmaessige
&ndringer, der har fundet sted efter 2. verdenskrig. Fremkomsten af en egentlig
ungdomskultur sendrede forholdet mellem generationerne og har veeret afggrende for
markante politiske a&ndringer. Her har musikken staet centralt som en falles udtryksform og
spillet sammen med gget forbrug og en eksplosiv udvikling inden for medier og teknologi.
Den er blevet associeret med bade nybrud, opposition og mainstream. Men pa trods af dens
betydning for efterhanden flere ungdomsgenerationers liv og identitetsdannelse har den ikke
nydt samme kulturpolitiske anseelse som andre, mere etablerede kulturformer.

Det er der tilsyneladende ved at blive a&ndret pa; rock- popkulturen har opnaet en
hidtil uset legitimitet, og nu skal den tilmed pa museum. Hvad skyldes denne forandring? Helt
konkret kan man pege pa det forhold, at en generationsidentitet er blevet synlig: rock- og
popkulturen har vaeret her sa leenge, og dens pionerer blandt babyboomer-generationen,
som er blevet formet for livet af denne kultur, er blevet en del af det kulturpolitiske
establishment (Olsen 2011). Samtidig er den ogsa blevet genstand for et s smat etableret
forskningsfelt, fx bygger det danske museumsprojekt pa et grundforskningsprojekt, som fik
bevilliget forskningsmidler allerede inden fundraisingen til museet overhovedet var gaet i
gang.

Disse bevaegelser haeenger sammen med en andring inden for popularmusikkens felt,
hvor rockideologien i sit udgangspunkt sa sig som modkultur og ksempede for en
anerkendelse som kunstform, svarende til den kamp, jazzen tidligere havde keempet. De
seneste ar er denne modkulturelle diskurs blevet suppleret med en kulturarvs-diskurs, som
fremhaever fxlles generationsoplevelser og kulturel erindring (Bennett 2009, 476). Dette
skifte falder sammen med et skifte inden for museumsverdenen, hvor populeerkultur er
blevet et acceptabelt genstandsfelt efter i arevis at vaere forvist fra museerne, som kun
beskaeftigede sig med 'high culture’ (Moore 1997).

Der er altsa sket et skift i synet pa populaerkultur, hvad der regnes for hgj og lav, og
dermed hvad der regnes for kulturarv. Det er med til at give rock- og popkulturen en generel
legitimitet, som museet bade er et symptom pa (anerkendelse af kulturens betydning), nyder
godt af (stor forhandsinteresse) og er med til yderligere at befaeste (institutionalisering af
kulturen).
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Hvordan formidles sa poppen og rocken pa de museer, der har taget den ind? Simon
Reynolds har givet en hard kritik af pop- og rockud- 45 stillinger, som han kalder mausoleer,
som star i modsatning til musikkens vitale energi (Reynolds 2011, 3). Bedgmt ud fra
stgrstedelen af de eksisterende museer og udstillinger ma man give Reynolds ret. Den
bagudskuende, nostalgiske tilgang er abenlys i mange af de projekter, der omhandler en
afgreenset og forgangen periode. Det geelder bade hele museer (fx ABBA The Museum) og
seerudstillinger; i Danmark kan naevnes Gl. Estrups 1960er udstilling ‘De dejlige ungdomsar’
(2012) og det kommende MEMORY LANE Rockmuseum (i virkeligheden en udstilling snarere
end et egentligt museum, planlagt abning i 2014), hvis titler alene forteeller om tilgangen til
emnet. Sadanne udstillinger er dog vaeldig populaere og bgr ses som en del af det keempe
marked for retro og nostalgi, som blomstrer disse ar og ogsa byder pa reunion koncerter,
’Best of’ udgivelser og album koncerter (Reynolds 2011; Bennett, 2009).

Mange af museums- og udstillingsprojekterne er dog ikke afgraensede til en specifik
periode, men fortaeller en kronologisk historie fra rockens fgdsel frem til i dag. Her er det en
anden tendens, der falder i gjnene, nemlig det princip, der ligger bag udveaelgelsen af
fortzellingerne. Pa Rockheim og isaer British Music Experience er det historien om de centrale
solister og orkestre, der fortelles; det er en allerede vedtaget kanon, der viderefgres. De
udstillede genstande er valgt ud fra det kriterium, at de har tilhgrt kendte musikere, mens
konteksten synes mindre relevant. P4 denne made laegger disse museer sig op ad
stgrstedelen af de amerikanske populaermusikmuseer, som fortzeller en ‘grand narrative’ om
kanoniserede og autentiske genrer og stjerner (Michelsen 2006, 13); kontekst, miljger og den
overraskende kuratering er svaerere at fa gje pa. Det er jo egentlig paradoksalt, da de store
fortaellinger netop kendetegner det klassiske museum, som disse populeerkulturelle museer
delvis er et opg@r med.

Men jeg vil samtidig haevde, at det ikke behgver at vaere sadan. Dels kan den nostalgi,
som rock- og popudstillinger nasten uundgaeligt vil vaekke, ogsa vaere refleksiv og dermed
bringe nye erkendelser (Mortensen & Madsen, 2013), dels er der eksempler pa udstillinger,
der har formaet at indramme en praecis historie og have en nutidig relevans. Det sidste
gaelder fx V&As David Bowie udstilling Bowie is... (2013), som er et tilbageblik pa Bowies
karriere, men med et klart fokus og en evig dialog med publikum om Bowies arv til os i dag.
Det er pafaldende, at denne udstilling ikke er lavet af et egentligt rock- og popmuseum, men
et kunstmuseum med en kunstfaglig vinkel pd musikken. Det er dog vores intention med
Danmarks Rockmuseum at vise, at denne tilgang ogsa kan lade sig ggre med et kulturhistorisk
pop- og rockmuseum som afsender. Dette vil den sidste del af artiklen handle om.

Danmarks Rockmuseum handler bredt om de popularmusikalske genrer og kulturer,
der er opstaet som forgreninger pa 1950ernes rock’n’roll; det er altsa ikke rock i snaever
forstand, men ogsa hiphop, electronica og dancehall. Tilgangen er bredere end pa de fleste
eksisterende rock- og popmuseer, da fokus vil ligge pa kulturen rundt om musikken og dens
forlengelser i form af stiludryk, mgdesteder, medier, bagmand, forbrugere. Det
gennemgaende vil vaere den made, rockog popkulturen har staet helt centralt i skiftende
ungdomsgenerationers identitetsopbygning og made at indgad i samfundet pa. | museets
basisudstilling med arbejdstitlen Rockens Rgdder vil fortaellingen veere tematisk fremfor
kronologisk baret, da temaer som "fankultur’, "dans’, ‘'musik og mode’ i hgjere grad kan gives
en nutidig relevans, sa udstillingen ogsa kan appellere til et yngre publikum; museets samling
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bruges sa til at brede temaerne ud og give dem et historisk perspektiv. Fokus er ikke pa de
ophgjede musikere, men pa musikforbrug; hvordan er musikken blevet modtaget gennem
artierne? Det betyder ikke, at musikerne ikke er vigtige og ikke indgar i udstillingen, men 47
perspektivet er temmelig anderledes end i den Hall of Fame-agtige tilgang, man ser andre
steder.

For at ggre det lidt mere konkret kan vi naevne et eksempel pd museets digitale
formidling, som allerede er sat i sgen, selvom museet ikke er abnet endnu. Rockens
Danmarkskort skal fungere som bade indsamlingsog formidlingsplatform og dokumentere
alle de steder, der har haft betydning i den danske rockhistorie: forsamlingshuse, parker,
popklubber, ungdomsklubber, spillesteder, festivaler osv. Det er et stort projekt, som kun
kan lade sig g@re ved at involvere en masse brugere og interessenter, som er med til at skabe
indholdet. Brugergenereret indhold falder ind i bade en museologisk trend og en nyere made
at vaere musikforbruger pa, og habet er at kombinere det mere faktuelle med personlige
oplevelser med musikken ude pa stederne. Udover spillesteder, arkiver, museer vil der bl.a.
blive samarbejdet med nogle af de amat@r rockarkaeologer, der de seneste ar har udgivet
lokalt orienterede rockhistoriske bgger og bidraget til diverse sites pa nettet; pa denne made
undgas et ensidigt fokus pa de store fortzllinger, og dokumentationen sker ikke kun fra
‘officielt hold’, men ogsa fra det, Andy Bennett har kaldt D.L.Y. preservationism (Bennett
2009). Samtidig bliver ekspertrollen udvidet, da der ogsa er plads til almindelige
musikforbrugere, som kan bidrage med personlige oplevelser pa stederne.

Sidelgbende samler museet fysiske genstande ind, som ogsa skal indga i udstillingerne.
Et af Simon Reynolds’ kritikpunkter mod de eksisterende pop- og rockmuseer er, at de
udstiller ligegyldige genstande frem for selve musikken (Reynolds 2011, 3). Men med vores
fokus giver genstandene mening; pop- og rockkulturen er i hgj grad en forbrugskultur.
Genstandene vil ikke blive valgt, blot fordi de har vaeret mere eller mindre tilfeeldigt vedhaeng
til kendte musikere, hvilket synes at vaere kriteriet flere steder (det, man kan kalde Hard Rock
Cafe syndromet); de vil blive valgt pga deres udsagnskraft i forhold til temaerne. | samlingen
findes fx det lsengste har i dansk pigtradsmusik (Lars Stryg fra Danny & the Royal Strings),
som fortaeller om nye mandeidealer i 1960erne. Et telt, der har vaeret med pa samtlige
Roskilde Festivaler siden 1971 og forteeller om hvordan unge tog den nye campingkultur til
sig og gav den et helt eget udtryk pa festivalerne. Tusindvis af fanbreve sendt til Gasolin’ i
1970erne, som fortzeller om fankultur efter ungdomsoprgrets omveltninger og kan
sammenlignes bade bagud i tid med Cliffters fanbreve fra starten af 1960erne og frem i tid
med fanbreve sendt til Duné i 2000’erne. For nu blot at naevne et par enkelte eksempler.

Vi haber med vores tilgang at styre fri af nogle af de faldgruber, der er ved at putte en
dynamisk populaermusikkultur pd museum. Musikken har ramt bredt og vaeret afggrende i
skiftende ungdomsgenerationers identitetsdannelse; museet skal gerne reflektere denne
betydning, vise den og ikke bare tage den for givet. Her bliver det vigtigt at kunne skabe et
generationsmgde, sa generationerne kan opleve og erkende en faelles historie og samtidig
udfordre hinanden pa fordomme; et mgde, der er svaert at etablere, nar tilgangen kun er
nostalgisk lagt an. For hvis ungdom skal std i centrum? Andy Bennett har observeret hvordan
nutidens populaerkultur er domineret af en retrokultur, som giver efterkrigs-generationerne
mulighed for at genleve deres ungdom og skabe nostalgiske reprasentationer af hvad det vil
sige at vaere ung, og hvordan sadanne nostalgiske forestillinger pavirker synet pa nutidens
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ungdom (Bennett 2001, 53), hvilket bl.a. har fgrt til den negative rubricering ‘Generation X’.
Sadanne fordomme skal udfordres, og det kan ggres pa den made, fortallingerne gribes an
pa. Hver ny generation har deres egen tid og musik at fgle nostalgi for, men den nostalgi ma
kunne deles pa tvaers af alder: Hvis udstillingerne kan fa et yngre publikum til at erkende og
seette pris pa den aldre kulturarv og samtidig skabe gget 49 refleksion os et aeldre publikum,
der far deres nostalgi sat i nyt lys ved at den holdes op over for nutiden, kan de skabe
sammenhangskraft og mgde mellem generationerne (Mortensen & Madsen, 2013). Hvis
fortiden pa den made kan bringes i dialog med nutiden, behgver der ikke at veere en
modsatning mellem en dynamisk popularmusikkultur og museumsinstitutionen, som Simon
Reynolds ellers havder.

[Texten ar tidigare publicerad i: Coda. Andra antologin om Musik och Samhdille
(red. Mikael Askander, Johan A. Lundin, Johan Séderman), Malmoé: Kira forlag 2014]
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Om livet som musikvideonord och varfor jag
agnar mig at att skapa en hel webbportal om
musikvideor

Sofie Tedenstad Svebring

Jag tycker det ar vidrigt. kan inte se pd MTV i fem minuter ens utan att fa
gashud och riskera raseriutbrott. Patetiska plastfjollor som amar sig och
gnider sig till graslig musik. Fruktansvarda signaler som sands till var
uppvaxande kvinnliga generation. Kan inte vi kvinnor revoltera mot skrapet
nagon gang?

(Fran forumet Familjeliv med rubriken ”MTV — Férnedrande for vara flickor”)

Jag anser att musikvideor dr den ultimata konstformen. En plats dar tva dlskade medier —
musik och film — mots, smalter samman, lyfter varandra och skapar nagonting annu battre.
Det finns inget som slar kdnslan nar tajmingen ar perfekt och bilderna héjer musiken till nya
skyar. Jag har sjalv alltid hallit pa med bade musik och film. Jag har spelat fiol och trummor,
sjungit i olika korer och varit med i massor av olika musiksammanhang (mest pa
”amatorniva”) sedan jag var riktigt liten. Nar det galler filmen har jag gatt filmutbildning och
gjort kortfilmer och varit med vid inspelningar, bland annat musikvideoinspelningar. Jag kan
helt enkelt inte komma pa nagot battre att 4gna mig at. Det ar nagot magiskt 6ver det.

Inget kan gora sa stort intryck pa mig. Fa mig sa uppspelt och nastan forédlskad som en
riktigt bra musikvideo. Det har varit sa anda fran bérjan. Minns ni...?

Det fanns en tid ndr MTV stod pa i bakgrunden i varje tonarsrum. Man kom hem fran
skolan, sparkade av sig skorna, héallde upp ett glas O’ boy och satte pd den givna
underhallningen: MTV. Det var ett helt nytt satt att uppleva musik. Vi fick se performance-
videor, narrativa videor, konceptvideor, avskalade eller bombastiska videor, videor med
avancerade koreografier, animerade videor och mycket annat. Nu hade man plo6tsligt en
chans att se sina alskade artister upptrdda och uttrycka sig utan att man behdvde ga pa en
konsert. Tank vilken revolution. Torsten var stor for en tonarstjej fran smalandska Varnamo
och manga andra med mig.

Var allt rosenrott da? Nej, det fanns en kategori videor som jag tréttnade pa for
langesedan. Redan nagon gang under forra artusendet. De ser ut ungefdr sa har:
Killarna/méannen ar pakladda, aktiva och portratteras som respektingivande.
Tjejerna/kvinnorna har nastan inga klader pa sig, kameran zoomar in pa deras kroppar och
deras enda uppgift ar att skaka pa sina kroppsdelar. Videorna &r vanligast inom viss typ av
hiphop, pop, rock och dansmusik av “mainstream”-karaktar. Varfor ar det ett problem? Jo,
for att det paverkar mig och andra till att anta beteenden som vi kanske inte ens ville ha fran
borjan. Budskapet upprepas tills det blir en sanning hos betraktaren. Sa har ska det vara och
endast sa har. Tjejer ar sa har och killar sa har. Musikvideor &r sa har. Sex och makt i sin
enklaste form, allt for att sdlja nagon ny potentiell hitldt. Vi kan kalla det objektifiering,
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sexism eller krankningar. Det kan ocksd ses som brist pa kreativitet. S& simpelt. Det finns
tusen andra satt att gora en musikvideo pa och dem ar jag mycket mer intresserad av.

Se en video av till exempel OK Go, M.I.A. eller Bjérk och ni borjar férsta vad jag menar.
Har anvands VR-teknik, avancerad koreografi och helt nya verktyg for att skapa sadant som
aldrig setts forut. Som betraktare kanner jag mig upplyst och upplyft snarare an fordummad
och forminskad. Dessa videor later fantasin floda fritt och ménniskorna i dem vara mer an
bara klonade (sex)objekt.

Jag har alltid skrivit om musik i olika medier pa fritiden parallellt med mitt arbete som
reporter, redaktor och kommunikator. Nagra ar in pa 2000-talet satt jag hemma vid min
dator och gramde mig Over att musikvideor blev alltmer sallsynta. De hade i princip
forsvunnit helt fran TV-formatet. De blev farre och farre. Jag blev orolig. Skulle de forsvinna?
Det fick bara inte handa. Jag ville hjalpa dem pa traven. Dessutom ville jag ha nagonstans att
spara och samla alla mina favoritvideor. Sa jag startade min egen blogg.

Den var ganska enkel men underbar att halla pa med. Jag letade upp videor pa
Youtube och andra stéllen pa natet dar de hade bérjat dyka upp. Bloggen innehdll spontana
inlagg om diverse musikvideor som jag sett och blivit berérd av. Den gav mig kontakter med
musikvideoentusiaster 6ver hela Sverige och véarlden. Som ndstan hemliga vdanner som
delade samma intresse fast pa olika kontinenter. Fantastiskt. Efter nagra ar kom jag i kontakt
med sajterna Musikvideotoppen och HYMN som jag ocksa borjade skriva for. MEN. Som den
riktiga entusiast jag var rackte inte allt detta.

Jag ville samla allt som hade med musikvideor att gora pa ett stélle. Jag hade sjalv letat
efter en sadan plats men inte hittat nagon. Det finns ju sa manga aspekter som &r
intressanta: Vilka som gor videorna, varfér de gor dem, vad de lyckas uppna, hur
reaktionerna blir, vad en musikvideo kan fa for betydelse etc... De bestar av en mix av saker
som vi manniskor &lskar: Musik, kultur, teknik, koreografi, estetik, passion,
samhallsskildringar, berdttande och sa vidare. Darfor finns det alltid mer att sdga om dem.

Nagon gang under tiden da jag holl pa med mitt bloggande fick musikvideorna gradvis
sin revansch. De blev sjalvklara igen fast pa ett nytt satt. Nu ndr MTV bara visar
relationssapor ar det Youtube som galler. Artisterna kan sjélva ladda upp sina videor och ar
inte beroende av att en tv-redaktion ska viélja ut dem. For fansen &r det helt
revolutionerande: Nu kan du sjalv valja precis vad du vill se och nar. Min roll i det hela ska vi
nog inte 6verdriva men jag hade iallafall gjort vad jag kunnat och lyckats fa ut lite artiklar om
dem i olika medier. Varfor kom de da tillbaka? Jo, jag ser musiken som den starkaste
anledningen. Karleken till musiken ar fortsatt stark bland manga manniskor och fansen vill
uppleva sina artister pa flera satt, aven visuellt. Det visuella uttrycket tillfér en extra
dimension och skapar starka kanslor, sa kanner iallafall jag. Ett bevis pa detta ar att
musikvideor ar det mest sedda pa Youtube idag. Alla goér dem nu. De sma indiebanden skapar
dem med sina mobiltelefoner och stora artister har tillgang till ndstan obegriplig teknik och
miljonbudgetar. Mitt skrivande kdnns bara dnnu roligare nu. Arsskiftet 2017/2018 gick jag ut
offentligt med mitt ambitiésa dromprojekt: Musikvideoportalen. Nagot som var idiotiskt pa
manga satt (tidskrdvande, energikravande etc) men som jag helt enkelt bara var tvungen att
gora. Har ar vad jag fyllt min portal med hittills:
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Nya videor: Man vill ju se det senaste. Det beh&vs minst tva floden: Ett med de allra basta
nya videorna, och ett med fler intressanta videor. Jag tittar pa hundratals videor i veckan och
lagger ut alla sevarda har.

Nyheter: En nyhet kan vara nar nagon gjort nagot valdigt annorlunda, kanske anvént en helt
ny teknik. Det kan ocksa handla om att nagon sldappt en extra lang, dyr eller kontroversiell
video. Att en video startat en debatt om ett politiskt &mne eller ndgot annat. Det kan vara
nya plattformar som skapas. Priser som delas ut. Allt, allt, allt.

Artiklar: Jag vill samla alla artiklar om musikvideor pa ett stélle. Det kan vara allt fran korta
notiser i olika medier till langre uppsatser fran universitet. Har listar jag lankar till allt jag
kommer o6ver. Allt for den som vill grotta ner sig och njuta riktigt ordentligt. Artiklarna ar
indelade i olika kategorier: Regissorer & skapandet av videor, Politik & samhaille, Teknik,
Plattformar & branschens utveckling, Listor och Ovrigt.

Pa djupet: Ibland vill man ga pa djupet och fa reda pa mer om riktigt spannande videor. Jag
har darfor gjort intervjuer med (framfor allt svenska) musikvideoskapare som Simon Hjortek,
Cissi Efraimsson, Johan Weber och har darmed fatt ihop ett helt unikt material som
forhoppningsvis ska intressera den musikvideonérdiga.

Nostalgi: Har finns riktigt underhallande klipp fran den tiden da musikvideor visades pa TV
dygnet runt. Ibland &r det bara harligt att fa bli nostalgisk och blicka tillbaka. Har finns klipp
fran TV-program som Voxpop, Videograttis och Videobeat och kanaler som ZTV och MTV. Om
man till exempel vill veta vilka videor som var med pa MTV:s forsta topp 20-lista nagonsin, da
ska man kolla har.

Klassiker: Det finns mer under nostalgisektionen. Under rubriken ”“Klassiker” listas videor fran
1960-, 1970-, 1980-, 1990-, 2000- och 2010-talen som blivit ikoniska. En superbra start for
alla musikalskare, historieintresserade och nostalgiker.

Dokumentérer: Nar det slapps dokumentarer om musikvideor - da lagger jag upp lankar eller
baddar in dem har.

Favoriter: Nagonstans vill man ju ocksa gora plats for det allra basta. Har finns mina absoluta
favoriter fran alla tider. Borja dar, vetja, om ni vill se nagot riktigt unikt.

Behind the scenes: Ar man det minsta intresserad av filmskapande, kreativt skapande eller
bara riktigt bra musikvideor, da ar detta en fantastisk kalla till underhallning: Att se pa sa

kallade "Behind the scenes”-klipp. Vissa av dem &r lika sevarda som slutresultatet.

Regissorer: Vilka ar egentligen regissorerna? Just nu fokuserar sajten pa svenska regissorer
men det kommer kanske att utvecklas efterhand.
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Sajten utvecklas efterhand. Jag sa en gang i en intervju att jag vill vara en positiv kraft och
lyfta fram det som ar nytt och kreativt. Jag skriver darfoér inte recensioner av alla mdjliga
musikvideor. Jag orkar helt enkelt inte ldgga energi pa att dissekera det jag tycker ar daligt.

Jag har manga fler idéer som jag snart vill forverkliga: Djupare texter om regissorerna.
Sa kallade ”evolution of”-artiklar dar man gar igenom en artists musikvideor fran starten fram
till idag, och reda ut de manga olika formaten som finns just nu: visualiser, lyric video, visual
album, osv. Dessutom finns tanken pa att ldgga upp listor 6ver alla som vunnit "arets
musikvideo” etc. Jag tror aldrig att det kommer att ta slut. Det. Finns. Sa. Mycket.

Mitt syfte har egentligen alltid varit tvadelat. Det ena har varit att komma i kontakt
med likasinnade. Jag vet att ni finns darute men jag vet inte riktigt hur manga ni ar. Lite da
och da hittar vi varandra och far kontakt. Det ar sa himla kul. Jag har sagt att malet inte ar att
na hundratusentals utan snarare den grupp som verkligen &r nordigt intresserade. Men &
andra sidan vill jag faktiskt nd hundratusentals. For jag vill ju att s4 manga som mojligt ska fa
en chans att se de dar riktigt bra videorna. Fa kdnna kénslan. Uppleva gléden.

Nar jag var yngre la jag otaliga timmar per vecka framfér MTV, ZTV och Voxpop och nu
gor jag detsamma framfér Youtube och diverse musiksajter. Jag tittar och funderar och viljer
ut. Skriver om videorna pa flera olika sajter. Njuter och drommer mig bort. Nasta mal ar att
starta en podd och skriva en hel bok. Det borjade som ett intresse och en passion for det
annorlunda — men jag drommer lite i smyg om att ha det som livsstil. Inkomstkalla. Livsverk.
Det finns SA MYCKET att siga och beritta.

MUS

VIDEOP ORFALEN
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Immigration, Paper Planes,
and a Ka-Ching!

Understanding Music Videos Through the Concept of Iconicity

Mikael Askander

During the ongoing 21st century, it is maybe more accurate than ever before in history, to
say that we do live in an audiovisual culture. Everywhere this yields. We share information,
we socialize, we express ourselves, we experience many different kinds of material and
media — and all these ways of communicating are more and more structured and formed
audiovisually. In this modern, and today often digitized, mediascape one can spot many
different formats of communication, mediations, artefacts and processes: commercials,
journalism, television, film, visual phone communication, private/home video recordings,
social media, games, VR technologies, education, tools and technologies used in science, art
installations, video screens in rock concerts, and much more.

A specific role in the contemporary audiovisual mediascape is to be found in the music
video. During the last five decades or so, the music video has developed from functioning
mainly for promotional use and/or as pure entertainment, to becoming and be regarded as
an artform in itself. One can also sketch an arch of the history of music videos, from the Bob
Dylan and D.A. Pennebaker promotion film Subterranean Homesick Blues (1967), over the
MTV golden years in the 1980’s and the early 1990’s, up til Beyoncés visual aloum Lemonade,
released in 2016.

In the following presentation | will discuss music videos and the possibilities of using
the concept of iconicity when it comes to the understanding of what a music video is and
how it functions aesthetically and intermedially. | will discuss iconicity in general in music
videos, and present a brief case study.'

The presentation is divided into three parts: 1) Music video and some general
characteristics, 2) Music videos and iconicity, and 3) An outline for an analysis of the music
video Paper Planes, by the British pop artist M.l.A. Theoretically | will take my starting points
in Lars Ellestrom’s writings on iconicity, in Werner Wolf’'s ideas on intermediality and
transmediality, and in Carol Vernallis’ study of music videos from 2004, Experiencing Music
Videos.

Music videos
Fundamentally one can capture what's at stake in music videos by asking: What is sold and
what is told? Some music videos can be read as stories, other as poems. One must also never

'® This article was first presented as a paper at The Eighth International Symposium on Iconicity in Language and
Literature, June 16-18, 2011, at Linnaeus University, Vaxjo, Sweden. A slightly different version has also been
published on the author’s research blo: Short Cultures, at the following: http://shortcultures.blogspot.se/p/short-
cultures-musikvideo.html.
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forget that a music video is both an — intermedially working — aesthetic construction on the
one hand, and a commercial promoting something to be bought, on the other hand. A music
video is both a commercial and a work of art.

If one should try to define what a music video is, we must see for at least two
fundamental aspects: there has to be music, and there has to be moving images. In fact, no
words are needed, we can think of instrumentally performed and non-vocal music, and its
corresponding video. But practically speaking: a majority of the music videos produced up till
today, are videos for and with vocal music.

Another aspect when defining what a music video might be, is the important role
played by the music. A music video differs from for instance film soundtracks and traditional
commercials in the way music is used to work: in a music video an entire song/composition
can be heard. It is also the most common that there is a musical composition recorded first,
and then comes a music video as a temporally later stage in the process. Both commercials
and feature films can have their music scores added later on, after the visual material is
recorded and even edited. Of course, the music is the medially main force in a much more
complex and crucial way, than is the case with music in feature films or in commercials.

A music video is an intermedial act of communication: it communicates by fusing
together words, images and music, for a medially collaborative production of meaning (-s).
Werner Wolf speaks of intermediality as applying to “any transgression of boundaries
between conventionally distinct media and thus comprises both ‘intra-’" and ‘extra-
compositional’ relations between different media” (Wolf: 13). Music videos can be analysed
and understood as both intra-compositional and extra- compositional intermediality: as
intra-compositional when collaborations between words, music, and images within the video
is in focus, and extra-compositional when for instance the connections between the video
and the song in itself is in focus.

Further on, music videos can be understood as expressions of intermediality also
when it comes to the intermedial transformation from music to audio-visual material. One
can also look for transmediality in a music video. According to Werner Wolf, transmediality
“deals with general phenomena that are — or are considered to be — non-media specific and
therefore appear in more than one medium” (Wolf: 14). Wolf gives examples of
transmediality, in phenomena such as narrativity, framing structures, etc. (Wolf: 14). In music
videos one can, for instance, look for rhythm, which can be found in music as well as in the
editing of the visual material and in the orally/verbally performed text. Even though the
music video analyst Carol Vernallis do not use the concept or the word transmediality, she is
discussing the phenomenon many times in her book on music videos, when she for instance
points out rythm as something important in both visuals and in the music in a video
(Vernallis: 167-168).

Quite often in music video research, there has turned out to be a lack of taking the
music seriously enough. As Carol Vernallis puts it: “This absence of close readings results in
part from the difficulties associated with analyzing music, particularly popular music”
(Vernallis: 209). But, today there are in fact several studies taking the music seriously in
analysing music videos (Except for Vernallis, see for instance Nicholas Cook and Alf
Bjornberg). The problem, as | see it, is that Vernallis might be more than right on this: it is not
only difficult analysing music, but also reading music analysis. Vernallis herself on the other

31



hand, almost completely skips the lyrics in her analysis of Herb Ritts’ video for Madonna's
Cherish (Vernallis: 209-235).

When the intermediality in a music video is in focus, one must realise that it is not a
simple question of music, images, and lyrics expressing the same thing in medially different
ways; also when images, music, and words are contrasting each other, fighting each other so
to speak, there is an intermedially working production of meaning going on.

Iconicity and music videos
The main idea in this presentation is to put forward the usefulness of the concept of iconicity
when analysing and discussing music videos.

What, then, is to be regarded as iconicity? Lars Ellestrom refers to Winfrid N6th’s
influential definition of iconicity in language as “form miming meaning and form miming
form”, and goes on suggesting that iconicity should be thought of in a wider sense, also as
functioning in terms of “meaning miming meaning and meaning miming form” (Ellestrom:
60-61). Ellestrém also wants to put emphasis on iconicity as a phenomenon working not only
in language, but also in visual and sounding communication (Ellestrom: 61). | think we could
say that if a process of miming is at stake, we can actually define iconicity as something
miming something (else). When something is miming, this something is a sign trying to
resemble something else, which might be an artefact, a physical phenomenon, an emotion or
an idea — and/or relations between these.

The miming something is the sign, and the sign is miming the object. The iconically
working sign can be described as image, diagram or metaphor. | would like to underline that
this terminology can be misunderstood as regarding only visual communication, but it aims
for all the media forms, which Ellestrom points at. The image is a sign, which resembles its
object to a very high degree; a diagram is a bit less similar to its object, and a metaphor
parallells and shares only certain traits with its object (Ellestrom: 64, 66). Ellestrom describes
these categories as not qualitatively separated, but rather as a continuum; a sign can
function more or less iconically (Ellestrom: 64). Even though my presentation here mainly is
focused on the music video as a multimedial and an intermedial message or “text”, | totally
share the perspective on iconicity as fundamentally taking place in the beholders mind,
where and when the “text” meets the mind. Iconicity is a cognitive category: it occurs, it is
discovered, when one is experiencing it (see for instance Ellestrom: 61-62, and65).

So, when it comes to iconicity, something is — more or less — miming something else.
Here, miming is not only a question of mimetically depicting something, but also a question
of representing and standing for, etc. (Ellestrom: 60).

In music videos, one can find many different forms of iconicity. First, it can be found
in each of the different forms of media involved in a music video. We can spot iconic
relations and processes in the visual material, in the music and in the lyrics. Second, we have
to deal with the intermedial iconicity occurring when the visual, the verbal and the audible
dimensions collaborate or contrast each other in producing meaning — which quite often is
about miming this or that phenomenon in question.

Let me point out some of the fundamental ways in which the different media can work
iconically:
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Moving images

Moving images can iconically depict real life (objects, persons, etc.). Moving images may also
— in a music video — be set out to iconically mime the music and what is being expressed
verbally in the lyrics.

The visual material in a music video most often consists by heavily manipulated
images. These are to be characterized as weak or strong diagrams, when speaking of their
iconically functioning representations. Important here is also the possibility of using
animated images, and cartoons, partly or in total in a whole music video; examples can be
drawn from videos with Gorillaz (their video for the song Clint Eastwood, for instance) and
Madonna (The video for Music), to mention a few (these videos are available on YouTube).

Music

Music can be composed, arranged and performed to mime sound, emotions or other aspects
of real life. Music may also mime what is being communicated in the videos visual material
and in its lyrics.

When speaking of music miming something else, there must be at least one distinction
to be made: Music can mime real things/moods/sounds/actions/relations etc., but also
conventionally constructed ideas about this or that phenomenon. Music must be understood
as a diagrammatic iconicity, according to Ellestrom (Ellestrom: 68).

Carol Vernallis discusses iconic interrelations between music and visual experience
and images. For instance, bass lines might suggest darkness, or a saxophone playing can — of
course depending on the context in question — be associated with male sexuality (Vernallis:
209-235). Gestures, emotions, and distances are other possible “objects” which a certain
piece of music can be said to mime.

Sounds (That are not primarily music)
Sounds that are not primarily music can mime aspects and objects etc. in real life. They can
also mime aspects appearing in the visual material and/or appearing in the words in thesong.
A recorded sound, external to the song and the music as it was recorded from the
beginning, is quite a common feature in music videos. By this | mean sounds that are not
included in the original composition, recorded before the music video is to be created. It is of
course also, and as we shall see in the M.I.A. video, common that sounds of different kinds
are sampled and used in and as music.

Words

Words can onomatopoetically mime real life sounds. Words can also — onomatopoetically —
mime aspects in the videos music, sounds, and visual material. Words can be visually
represented, written or printed as part of the visual material. It may be arranged iconically,
visually miming what is being said verbally in the words in question.

Using words for more than “just” verbal language semantic purposes is common when
it comes to songs. A singer can sing sounds as well as words. Some words are onomatopoetic,
and they — by definition — mime some aspect or object, iconically.

So, when it comes to these four kinds of media material in a music video — moving images,
music, sounds, and words — what | am trying to say here is that an iconic representation in of
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the media can mime something inside, present in the other media material in the video, or
something that is outside of the music video, and not present in the other media material. It
is quite usual, | mean, that in music videos many of the above mentioned forms of iconicity is
at hand at the same time, collaborating or contrasting each other to iconically communicate
what is to be communicated. Let me now turn to a closer look at a music video, a video in
which some of these characteristics are present.

M.L.A. - Paper Planes
In a concrete example | will point out the above-mentioned dimensions of music video
iconicity. This is done with Carol Vernallis’ idea on analysing music video in mind: she puts
forward the case study as the best method for analysing music videos in general (Vernallis:
209-210).

My chosen example here is the British pop artist M.lLA. and the video for her song
Paper Planes. The song first arrived on the album Kala (2007), and was released as a single
early in 2008. The official music video was released in December 2007, directed by Bernard
Gourley. Later on the same year, another officially released music video saw the day of light
in 2009: the video made for the song and for the promoting of the oscar winning film (and its
soundtrack) Slumdog Millionaire (directed by Danny Boyle). Here, | focus on the official music
video for the song, and not the Slumdog Millionaire version.

The piece of music is one of M.LLA.’s most melodic recordings ever, and can, genre-
wise, be described as mainstream pop, with a light melodic structure built up around the
sampling of the rhythmic figure from The Clash’s song Straight from Hell (1982). That musical
intertextual source text is also about immigrants and the problematic forms of meetings
between culture, to put it mildly: it is about USA military interventions in Vietnam. M.L.A. has
most likely used The Clash’s song not only because she likes the rhythm and the music in
itself, but also because of the ideological implications: the deeply problematic approach
towards other cultures and nationalities that is embedded in USA military aggressions as well
as in its immigration policy.

Both the music and the lyrics are repetitive to a high degree, but it develops through
the three and half minutes it runs, and is not obviously perceived as static. From the
instrumental intro phase, over the vocal verses, to the chorus first sung solo by M.I.A., and
when repeated sung also by the choir. In the last third of the song there is also a part with
M.L.A. rapping or rather talking. The song ends instrumentally as it starts, laying bare that
above-mentioned figure from The Clash’s Straight from Hell.

When it comes to the lyrics, the song is about immigrants and their problems and
possibilities of making a living in a new culture and a new country. When released, both the
song and the video was paid attention to, and criticized for its perspectives on terrorism,
immigration, and criminal behaviour (http://en.wikipedia.org/wiki/Paper_Planes).

It is interesting to note that both the music and the visual material in the video must
be described as anything else but provocative or disturbing. This is catchy mainstream pop.
But combined with some of the sounds and the lyrics, that changes.
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Iconicity in the music video Paper Planes
In the video there are many iconic “mimings” to be found, both visually and in the audible
dimension. In the following | will point out a few examples.

First of all, there are images depicting real life phenomena from everyday life in a big
city. The artist is visually placed in these settings, as the narrator, telling her story when

IIIII

singing about the city and the people in it. The voice, the “I” of the song can be interpreted as
both an immigrant who has a tough time getting by in a new culture, and a person producing
illegitimate VISAS for illegally incoming immigrants. The opening of the lyrics goes like this

(and see appendix for entire lyrics presentation):

| fly like paper, get high like planes

If you catch me at the border | got visas in my name
If you come around here, | make 'em all day

| get one done in a second if you wait

The title of the song is also a metaphor for these illegitimately produced VISA documents and
now and then in the video lots of paper planes, real or digitally created, can be seen flying in
over a big cityscape (http://en.wikipedia.org/wiki/Paper_Planes#Music_video).

Verbal elements from the lyrics of the song are not visualised in the video. Only the
song, orally performed, delivers the verbal dimension in the video, and there is a problem,
now and then, deciding what words are actually expressed. On the Internet there are many
sites suggesting how to read the lyrics, or rather: what words are there, in the lyrics
performed by M.L.A. Taking a look in the booklet for the CD Kala doesn't make it much
clearer: here one have to deal with a registration of the lyrics both visualised in the form of
images, or visual graphic symbols and words/verbal signs:

HLL FLY LIKE PAIPER GET HIGH LIKE PLANES

CATCH ME AT THE BORDER | GOT WISA'S IN MY NAME
IF YO COME ARODUND HERIE DLIL IMAKE EM ALL DAY
HLL GET ONE DONE IN A SECOND IF YOLN WAIT.. |

BOMETIMES I THINK SITTING ON TRAINS |
IEVERY STEP | GET TO IM CLOCKING THAT GAME ‘I
IEVERYONES A WINNER, WE "RE MAKING OUR NAME |
IBONAFIDE HUSTELER MAKING MY NAME. d

NOONE ON THE CORNER HAD SWAGGER LIKE US, HIT ME ON THE BUNNER [
PRE PAID WIRELESS, WE PACK AND DELIEVER, LINE UPS TRUCKS !
ALREADY GOING HELL FOR PUMPING THAYT GAS. |

- SOME SOME SOME SOMEINURDER, SONE A SOMEILET 6O

From the M.I.A. album Kala (2007), CD Booklet, page showing the lyrics
to the song Paper Planes. Booklet design by M.I.A. (artwork), and Carri
Mundane and Steve Loveridge (additional graphics).
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The visual graphic signs in the booklet replacing, for instance, the words “shoot you” or “kill
you” in the chorus are four small images of machine guns. In the audible dimension this
visual iconicity has its similar sounding equivalent: we hear the sounds of a gun shooting
(four times), instead of hearing the artist sing “shoot you” or “kill you”.

So, let me get back to the video. Another commonly featured visual iconicity in the
video is to be seen when M.I.A. is singing certain words and at the same time iconically —
physically — mimes planes flying, a person running away, and gun shooting; these movements
are all performed where she is seen dancing. In these scenes, she becomes an iconic sign
bodily and physically miming what is verbally mentioned in the lyrics of the song. Here, the
film medium is of course iconically depicting M.L.A. doing all this. In the first case we may
describe the mimings as iconically weak diagrams, but in the second (the film recording and
the showing of the artist) we should speak of a strong diagram, according to Ellestrom’s
model (Ellestrom: 66).

Further on in the video, there are also sounds depicting real life phenomena; here the
“ka-ching” sound referring to or miming the opening of a cash register; and the sounds from
a weapon/a gun. These sounds are parts of the music, and not external to the song, only
existing in thevideo.

So far | have pointed out examples of iconicity from medially isolated aspects, sounds,
images, etc. But this is just a pedagogical fiction most of the times — quite often, if not
always, in feature films, commercials and music videos one can also easily spot lots of
intermedially working expressions of iconicity. For instance, in the Paper Planes video, M.L.A.
is iconically depicted dancing. Her dancing movements are in themselves iconically
representing, for instance, guns and shootings, or in another scene flying. And when it comes
to the shootings, these are also at the same time iconically represented by the sounds of
them, recorded here. This goes for the cash register as well, both visually and at the same
time audibly represented.

Another interesting aspect in this video is to be found in the concept of paper planes.
Here it stands for lots of things, mediated in many different ways. In the beginning of the
video we can see paper planes represented visually flying in over a big city by night. The
video ends with paper planes depicted flying along the streets of the big city, New York it
seems to be. Further, we also hear M.L.A. singing the words “paper” and “plane”, but as a
matter of fact, never “paper planes”. The paper plane (-s) becomes a metaphor, both in the
lyrics and visually, standing for immigrant’s illegally produced VISA documents (see:
http://en.wikipedia.org/wiki/Paper_Planes#Music_video).

The paper planes visually depicted in the video, standing for illegal immigrants
streaming into a new country — in this moment these planes become a metaphor, the
iconically weakest form of iconicity (Ellestrom: 66). The number of planes and their
movements, moving in over and into a city by night — there we have the similarities. A plane
is of course associated with travelling in one way or the other.

Another, and an iconically stronger, sign standing for the incoming immigrants is
shown and voiced in the chorus of the song, and the scenes showing M.I.A. and her friends
(her choir members) walking down the street singing the lines of the song's chorus (“All |
wanna do is / take your money”). The artist and her choir functions as a staged metonym, a
part for the whole. They are symbolising all the immigrants the song is about. This is — when
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thinking of immigrants — definitely a stronger form of iconicity than is the paper planes
discussed above. Here we have a number of people, standing for a number of people, both
seen and heard as a crowd. If the paper planes are thought of as a metaphor for the VISA
documents the paper planes must be regarded a it stronger as iconic metaphors, compared
to if they are to representimmigrants.

A consequence of many music videos is to be found in what is labelled controversy.
This works of course not by chance, quite often the controversy is planned, aiming for
publicity around the artist, the song and the video. Paper planes was soon after it was
released criticized and thought of as a controversial music video, or a music video with a
controversial message: it was by many people seen as a proclamation for illegal
immigration into USA (http://en.wikipedia.org/wiki/Paper_Planes#Music_video).

It is interesting to think about WHAT is actually stirring up the emotions in this song
and music video. | would say that it is probably about some passages in the lyrics (“all |
wanna do is take your money”, and “some | murder”) and the sampled sounds (of gun shots)
in the song. The visual material of the video is hardly to be thought of as controversial,
although this is otherwise common when it comes to creating controversy through a music
video, nudity and/or violence — often combined with a religious theme — is probably the most
common aspects in this context.

In the video for Paper Planes the viewer-listener can not see a weapon, nor violence or
nudity or even any signals to sex. But here are violence iconically pointed at, in what one can
here. We hear the combination of gun shootings and cash register sounds, which is easy to
associate with robbery and killing. In one part of the song, M.I.A. is actually singing, “Some |
murder, some | let go”. This combined with the quite obvious ethnic dimension in both the
song and the video open up for the controversy. At the same time, though, what one mostly
think of and remember from the music video | would say, is its quite traditionally performed
and arranged mainstream pop, and its not so controversial depiction of everyday life in a big
city.

To sum up: using the concept and the discourse of iconicity seems to me to be a
fruitful and a necessary way of coming to terms with the music video as an intermedial art
form. There are stronger and weaker forms of iconic mimings of this or that in a music video,
in all media involved. And not only so, the differently mediated signals do collaborate in
producing meaning, even when they are contrasting each other. This is also true for iconicity,
or should | say, iconicities, in music videos.

One might wonder what the music video is up to, where it’s heading, in the digital age of our
audiovisual culture. The "death of the music video” has now and then been declared, and all
the times so far, it has turned out to be false. The music video will live on, for a long time,
though in ways, places, and formats differing from what yet has been seen (and heard).

Carol Vernallis points out a few aspects of the music video in digital contexts, both
when it comes to production circumstances, and to questions about how the
vierwers/listeners today make use of music videos in ways differing from those in, say, the
1980’s. For instance, the digital media technologies have made all media use more mobile,
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today independent from where or when to experience the material in question. One must
also see the fact that not everything in terms of being digital or online, is new. Many of the
solutions of today was also possible once upon a time, though not that easy to achieve.

So, the music video is definitely still — in the 2010’s — worth paying attention to, still
worth taking seriously, and still worth of being the object of study in focus for interpretations
and examinations — from many different perspectives.
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Appendix: Paper Planes, lyrics by M.I.A. (2007)

Here presented as sung in the song (transcription by me, with some help from different
lyrics presentations on the Internet, and from the booklet to the CD Kala).

| fly like paper, get high like planes

If you catch me at the border | got visas in my name If you come around here, | make 'em
all day

| get one done in a second if you wait

[x2]

Sometimes | think sitting on trains
Every step | get to I'm clocking that game Everyone's a winner, we're making our name
Bona fide hustler making my name

[x2]

All I wanna do is (BANG BANG BANG BANG!) And (KKKAAAA CHING!)
And take your money

[x4]

Pirate skulls and bones
Sticks and stones and weed and bombs Running when we hit em

Lethal poison for the system

[x2]

No one on the corner had swagger like us Hit me on my bunner prepaid wireless We
pack and deliver like UPS trucks Already going hell just pumping my gas [x2]

All I wanna do is (BANG BANG BANG BANG!) And (KKKAAAA CHING!)
And take your money

[x4]

M.I.A.
Third world democracy

Yeah, | got more records than the K.G.B. So, uh, no funny business

Some some some | some | murder Some | some | let go
Some some some | some | murder Some | some | let go

All I wanna do is (BANG BANG BANG BANG!) And (KKKAAAA CHING!)
And take your money

[x4]
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Musikvideon som konstverk

Utstallningen My Music, Arken, Ishdj, Kbpenhamn, Danmark (7.10.2017—-
25.3.2018)

Mikael Askander

Ar 2009 slappte Madonna ett mérkligt album: det var The Video Collection, en samling av
merparten (dock inte alla) av de musikvideor som gjorts for och med hennes musik, fran hela
karridaren. Det markliga, menar jag, ligger i att vi har alltsa har att géra med ett format som
fran borjan var tinkt att fungera som reklamfilm fér musik/skivor/ldtar, men som nu i
Madonnas fall hade blivit produkten/konstverket i sig. Nagra fans var vi allt som anda gick
med pa att hosta upp ett par hundralappar for att kbpa dessa numera ocksa i ovrigt ganska
lattillgangliga alster.

Att musikvideon bar fram musik, oftast popularmusik, och da oftast genom att rakt av
gora reklam fér musiken ifraga, ar alltsd uppenbart ett kommersiellt fenomen. Samtidigt ar
det alltid sa att en musikvideo ocksa vill beradtta nagot, gestalta nagot, kommunicera nagot, ja
nagot mer an ”"bara” vilken lat/artist/skiva som ska generera ett ink6p av nagot slag. Den har
musikvideons dubbla natur framhoélls i en utstallning pa konstmuseet Arken i Kdpenhamn
(Ishoj) i slutet av 2017/borjan av 2018.

| den har utstdllningen kallad My Music fokuserades framst relationen mellan
samtidens bildkonst/bildkonstnarer och populdarmusiken — och den kontaktytan syns inte
minst i musikvideon. Pa Arken blir det ddrmed inte fraga om ett forsok till en heltackande
bild av musikvideons historia eller vasen; hir ar det bildkonstens paverkan pa musikvideon
som lyfts fram. Vad besOkaren far stifta bekantskap med éar alltsd den mer audiovisuellt
estetiskt avancerade musikvideon. | utstallningen syns och hors videor som ar konstverk, ja
som genom att de visas har blir konstverk. Den mer mainstream-artade formen av
musikvideor, som exempelvis "bara” iscensatter snygga miljder, lite tdnkt coola
bildexperiment eller bara snart sagt lite vad som helst (unga manniskor pa en strand,
dansandes i solnedgangen, och sa vidare), uppmarksammas inte i My Music. Tyvérr finns inte
heller Beyoncés nydanande visuella album Lemonade (2016) med, och kanske var dven dar
tanken att inte heller det verket tydligt nog knyter an till bildkonst — vilket skulle kunna
diskuteras.

Aven om utstillningen &r liten vad géller yta och antal verk som stills ut, dr det en
mangfald av intryck som blandas. En del lite udda (och kanske oavsiktliga) effekter blir i sig
just har intressanta: jag star och betraktar Nathalie Djurbergs och Hans Bergs video Worship
som visar ett slags groteska leranimerade figurer i olika férlopp och processer, men hor inte
dess musik (nar jag inte har slagit pa de horlurar jag har fatt lana av utstéllningspersonalen),
utan hor istdllet musiken fran rummet bredvid, dar Martin Creeds lat Work No. 1701 spelas
upp via hogtalare om och om igen. For evigt kommer jag att forknippa Djurbergs och Bergs
visuella videouttryck med Creeds klingande musik.

41



Bild fran My Music, Arken, K6penhamn, 2018. Foto: Mikael Askander.

Michael. Bild fran My Music, Arken, Kdpenhamn, 2018. Foto: Mikael Askander.

42



California Gurls. Bild fran My Music, Arken, Képenhamn, 2018. Foto: Mikael Askander.

Born This Way. Bild fran My Music, Arken, K6penhamn, 2018. Foto: Mikael Askander.
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Spoklik popkung

Det kanske markvardigaste och faktiskt lite skrammande, ja spoklika, verket i utstallningen ar
Adel Abidins Michael (2015). Det ror sig om ett slags performancevideo som likt en
mockumentary (ungefar: fejkdomkumentar) skildrar Michael Jackson, ofta kallad King of Pop,
och hans aterkomst till livet. Filmverket vacker en rad fragor om var tids kandisskap,
fankultur, massmedier, ytlighet och popens flirtande med filosofiska och etiska
problematiker. Sa klart gar en religiost fargad dimension igenom detta verk ocksa,
uppstaendelse fran de doda, ja visst later det bekant. | videoverket sitter “Michael Jackson” i
en tv-studio och intervjuas av en talkshow-viard om det ena och det andra. Popstjdrnan
svarar med repliker som klingar bekant, och efter ett tag inser jag att han talar genom sina
lattexter — replikerna ar idel citat fran alla de hits han framfért for varlden under sin karriar.
Och samtidigt: utanfor tvhuset ifraga har tusentals och ater tusentals fans samlats; de tror
knappt sina 6gon, deras idol/hjilte/jesuslika figur har atervant.

Konst och kommers
Utstallningen vacker vidare fragor om musikvideons manga slaktingar i det audiovisuella
medielandskapet. Har tdnker jag framst pa relationer, likheter och skillnader mellan
musikvideon och konstvideon (eller videoinstallationen). Ett annat intryck ar att en sa latt
forst, vid forsta anblick/lyssning, kan anfarda laten/videon som skrap, ytligt trams och sa
vidare — medan ett fordjupat betraktande och olika kontextualiseringar visar att videon ifraga
inte alls bara rérde sig pa en kommersiell yta, utan i sjalva verket ar betydligt mer komplex dn
vad det sag ut som fran borjan. Jag slas av en sadan insikt nar jag anyo betraktar/hor Katy
Perrys och Snoop Doggs musikvideo till California Gurls (2010). | utstallningen tar jag chansen
att studera videon lite ndrmare, jag later ocksa information och kontextmaterial berika min
upplevelse och min tolkning, och plotsligt ar jag fast, ja plotsligt ar det har en av mina
favoritvideor.

Det hela borjade med att den amerikanske konstnaren Will Cotton tillfrdgades om att
gora skivomslaget till Perrys album Teenage Dream (2010), och Cotton gjorde da ett portratt i
olja som fick titeln Cotton Candy Katy. Cotton deltog sedan ocksa i arbetet med ndmnda
musikvideo. | videon har Cottons estetiska universum fatt fritt spelrum, och scenariot bygger
pa det gamla bradspelet Candyland (skapat 1948). For en samtida betraktare paminner det
hela om spelet Candy Crush, men referenser till exempelvis Alice i underlandet ar ocksa
tydliga.

Lat mig gora ett par reflektioner till. Medan Lady Gagas lat och musikvideo Born This
Way (2011), i regi av Nick Knight, i utstadllningen i storformat framstar som det audiovisuella
konstverk det ar, vilket alltsa blir &n tydligare har, uppmarksammas jag ocksa pa hur mycket
som kan goras och sdgas med jamférelsevis valdigt enkla medel i musikvideon till Elton Johns
| Want Love (2001), regisserad av britten Sam Taylor-Johnson. Har har skadespelaren Robert
Downey Jr. fatt huvudrollen. Han gar i videon omkring i en gigantisk byggnad med manga
stora och i princip helt tomma rum, och lite som infér en flytt kan detta tolkas som ett
vemodigt sista farvdl av ens bostad/hus etc. Kontrasten mellan en narmast 6verlastad Born
This Way-video och den synnerligen avskalade | Want Love kunde knappast vara storre.
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Inte bara musikvideor

Utover de musikvideoverk som utgor karnan i utstdllningen syns — helt i samklang med
utstallningens tematiska fokus — ocksa ett och annat bildkonstverk (i vid bemarkelse), som pa
olika satt kan relateras till musikvideotraditionen. Exempelvis hdanger Tim Nobles och Sue
Websters neonskyltsliknande verk (lite a la Times Square i New York) Dig!!! Lazarus Dig!!!
(2007) och lyser upp utstéllningslokalen. Skylten kdnns igen fran omslaget till Nick Caves
album med samma titel. P4 en annan vagg hanger en datorskapad malning i storformat,
Micha Kleins Crystal Powder from God (2000), en bild som i mina 6gon paminner om den
estetik som praglar Perrys/Doggs video California Gurls.

En liknande utstallning som kan tankas dga rum om nagra ar lar innehalla en av 2018 ars mest
konst- och estetikorienterade musikvideor: The Carters video till laten Apes**t. Har syns
Beyoncé och Jay-Z i nagot av bildkonstens Mecka: Louvren i Paris, och i saval i bakgrunden
som framhavt med nérbilder flimrar de stora mastarnas konstverk (malningar, skulpturer,
med mera) forbi. Videons och artisternas ambition om att estetisera sin musik och sin video
blir har narmast 6vertydligt.

Overlag ger annars My Music en intressevickande och inspirerande bild av hur
komplex musikvideon &r. Aven om utstéllningen fokuserar hart pa just bildkonst, och darmed
begrdansar framstéllningen av musikvideon, sa kommuniceras tydligt musikvideons
kulturhistoriska varden, mediala komplexitet och estetiska potential.

Musikvideoverk omnamnda i artikeln
Abel Abidin: Michael, 2015
Beyoncé: Lemonade, 2016
The Carters: Apes**t, 2018
Martin Creed: Work No. 1701, 2013
Nathalie Djurberg och Hans Berg: Worship, 2016
Elton John: | Want Love, 2001
Kate Perry och Snoop Dogg: California Gurls, 2010
Lady Gaga: Born This Way, 2011
Madonna: The Video Collection, 2009
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