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Taideakatemia opetti 
ajattelemaan

Turun Piirustuskoulu NYT 2019 -julkaisu esittelee Taideakatemiasta 
valmistuneiden alumnien ja lukuvuonna 2018–2019 kuvataiteilija 
(AMK) -tutkinnolla valmistuvien opiskelijoiden teoksia ja ajatuksia 
taiteen tekemisestä. Valmistuvien opiskelijoiden taiteelliset 
opinnäytetyöt ovat nähtävillä yhtäaikaisesti NYTT 2019 -näyttelyssä 
26.4.–19.5.2019 Turun Taidehallissa, Vanhan Suurtorin Makasiineilla, 
Brinkkalan gallerissa ja Ullakolla sekä Tähtitornin Vesisäiliössä. NYTT 
2019 -näyttely on mitä parhain esimerkki kuvataiteen koulutuksen 
alueellisesta yhteistyöstä.

Vierailin valmistuvien opiskelijoiden työhuoneilla tammikuun 
loppupuolella ja kysyin heiltä, mikä on ollut tärkein osaaminen, jonka 
he ovat saavuttaneet opintojen aikana, ja mikä on ollut merkittävin 
oppimiskokemus. Opiskelijoiden kommentit olivat kouluttajan 
näkökulmasta innostavia – ne vastasivat pitkälti kuvataiteen 
koulutuksen opetussuunnitelman tavoitteita. Ne myös vahvistivat 
ajatuksen siitä, että opintojen aikana opiskelijalle muodostuu käsitys 
omasta taiteilijaidentiteetistä, rakentuu yhteisö ja kukin kytkeytyy 
taiteen eri diskursseihin, löytää oman vahvuutensa, omat taiteellisen 
ilmaisun keinonsa ja tapansa toimia nykytaiteen kentällä – tai sen 
tuntumassa. Opiskelijoiden erilaisuus näkyy sekä palautteessa että 
heidän taiteellisten prosessiensa monimuotoisessa rikkaudessa.

Parhaita hetkiä olivat olleet kahvihetket ja ajatusten vaihto toisten 
opiskelijoiden kanssa, eli opiskeluaikana syntynyt yhteisö oli 
muodostunut osalle opiskelijoista antoisimmaksi kokemukseksi. 
Vertaisoppiminen oli ollut merkityksellistä, ja opiskelijat kaipasivat jo 
palautetilaisuuksia, joissa keskustellaan toisten opiskelijoiden töistä 
ja taiteellisista prosesseista. Toivottavasti tämä opiskelujen aikana 
rakentunut yhteisö kantaa heitä eteenpäin myös opintojen jälkeen. 
Nähtiin myös, että opinnot ovat mahdollistaneet oman taiteilijuuden 
rakentamisen, taiteilijaidentiteetin muodostamisen ja vahvistumisen 
sekä ammatillisen itsetunnon kehittymisen. Sellaisen, johon voi sekä 
rakentaa ja luottaa että kokeilla.

Eräs valmistuvista kiteytti kokemuksensa näin: ”Viimeisen vuoden 
aikana on alkanut uskoa itsekin siihen, että valmistuu kuvataiteilijaksi.” 
Toinen opiskelija täydensi, että epäonnistumisen ja pettymysten 
pelko alkaa hälventyä pois. Opinnot ovat vahvistaneet myös 
vastuunottamista. Nähtiin, että kollektiivisuus on merkittävintä 
– opiskelijan sanoin: ”Minätaiteilijuus on poistunut, ja tilalle on 
tullut yhdessä tekeminen, joka on tärkeää.” Opinnot ovat myös 
mahdollistaneet mahdollisuuksien avaruuden: että sen jälkeen, 
kun tietää, mitä ei ole tai mitä ei osaa, näkee lisää mahdollisuuksia. 
Eräälle valmistuvalle opiskelijalle ajattelun materialisoituminen oli 
ollut kipeä oppimisen kohta, koska valmiit teokset eivät koskaan 
näytä siltä, mitä oli ajatellut. Keskustelujen aikana yksi opiskelijoista 
kiteytti hienosti, että Taideakatemia on opettanut ajattelemaan. Tätä 
on varmasti tukenut se, että opintojen aikana on saanut näyttää ja 
puhua keskeneräisistä asioista, kuten toinen opiskelija sanoi. Ja kolmas 
jatkoi, että opiskeluaikana hän on oppinut käsitteellistämisen taidon ja 
teosten sisällöistä on pystynyt puhumaan avoimesti. 

Merkittävimpinä oppimiskokemuksina nähtiin taiteelliset prosessit, 
joissa oppimisympäristö viedään koulun tilojen ulkopuolelle, 
konkreettiseen kontekstiin ja laajan yleisön nähtäville. Tämä onkin ollut 
yksi kuvataiteen koulutuksen pedagogisista strategioista: laajentaa 

Niina Villanuevan Vino-galleriaan tekemän Wall-X-teoksen (2018) pohjana ovat screenshotit 
Trumpin rakentamasta muurista Meksikon ja Yhdysvaltojen rajalla. Wall-X on toteutettu 
sekoittaen medioita valokuvasta maalaamiseen ja kollaasityöskentelyyn.



oppimisen kokemukset, oppimisympäristöt ja vuorovaikutustilanteet 
koulun tilojen ulkopuolelle. Tällaisina esimerkkeinä mainittiin Turun 
Konserttitalon VINO-galleria, Aboa Vetus & Ars Novassa Turku 
Biennaalin aikana ollut Kanava-projekti ja Syvälahden monitoimitalon 
julkisen taideteoksen toteuttaminen. Opiskelijat kokivat, että edellä 
mainittujen oppimisprosessien aikana koulusta saatu kokonaisvaltainen 
ohjausprosessi ja tuki oli ollut toimivaa, merkittävää ja oppimista 
tukevaa. Opiskelijat toivat edellä mainitun kolmen esimerkin 
yhteydessä esille etenkin sen, että asetettujen rajojen sisällä oli ollut 
mahdollista kokeilla ja oppiminen yhteistyöstä oli ollut merkittävää. 
Opiskelijat näkivät myös, että vuorovaikutus muiden opiskelijoiden, 
opettajien ja teknisten asiantuntijoiden kanssa on ollut tärkeää 
– on oppinut ottamaan vastaan palautetta ja ymmärtänyt, että 
taiteelliset ratkaisut ovat aina omia. Kuten opiskelijoiden palautteista 
käy ilmi, kuvataiteen opinnot ovat mahdollistaneet kunkin oman ja 
erityisen oppimispolun. Yhden mielestä tärkeintä on ollut vapaus 
valita, toisen mielestä taas konkreettisemmin erilaiset temaattiset 
työpajat ja kolmannen mielestä loputon taiteen vuorovaikutus. Monet 
kertoivat myös, että opiskelun aikainen kansainvälinen vaihto oli ollut 
merkittävintä. Se oli vaikuttanut eniten omaan persoonaan ja omaan 
tapaan tehdä taidetta ja oli synnyttänyt ennakkoluulottomuutta 
omaan tekemiseen. 

Taiteen kentän ja taiteilijuuden muutokset

Valmistuvien opiskelijoiden palautteista käyvät ilmi myös taiteen 
kentän ja taiteilijuuden muutokset, jotka on huomioitu kuvataiteen 
koulutuksessa. Koulutusta kehitetään yhteisöllisesti jatkuvassa 
dialogissa opettajien, opiskelijoiden, taiteen asiantuntijoiden 
ja kuvataiteen koulutuksen valtakunnallisten ja kansainvälisten 
yhteistyökumppanien kanssa. Merkittävistä oppimiskokemuksista käy 
ilmi, että tämän päivän taiteilijuus vaatii myös yhteisöllisiä taitoja kuten 
kykyä työskennellä ryhmässä. Nykytaiteen kentälle on perinteisten 
toimijoiden rinnalle syntynyt erilaisia uusia toimintamalleja, esimerkiksi 
taiteilijavetoisia kollektiiveja, väliaikaisia ja tilannesidonnaisia 
taideprojekteja, moniammatillisia työskentelymahdollisuuksia. 
Lisäksi julkisen taiteen laajentunut kenttä tarjoaa taiteilijoille uusia 
työmahdollisuuksia. Tämä näkyy myös kuvataiteen koulutuksessa: 
opintojen osana perehdytään julkisen taiteen esittämiskäytäntöihin ja 
prosesseihin, etenkin kuvataiteilijan näkökulmasta. 

Vuosien 2019–2021 aikana Taideakatemia koordinoi 
Kupittaan kampuksen taideohjelmaa, joka toteutetaan Turun 
ammattikorkeakoulun ja Turun Teknologiakiinteistöjen yhteistyönä. 
KampusART muodostaa alustan, johon integroidaan sekä 
kuvataiteen opintoja että kansainvälisen yhteistyön muotoja. 
Taideohjelman ytimessä on moninainen nykytaide, ja sen toteuttajina 



ovat sekä ammattitaiteilijat että taiteen opiskelijat. Hankkeessa 
työskenteleviä ammattitaiteilijoita pyydetään huomioimaan 
taideohjelman pedagoginen ulottuvuus. Teosprosesseja integroidaan 
koulutukseen, ja teoksien työryhmiin kytketään opiskelijoiden 
harjoittelua, projektiopintoja ja opinnäytetöitä. Taiteellisissa 
prosesseissa otetaan huomioon myös korkeakoulujen yhteisöllinen 
lähestyminen. KampusART-hankkeen aikana kehitetään julkisen 
taiteen pedagogiikkaa, prosesseja, kuratointimalleja sekä uudenlaisia, 
aiempaa laajempia tapoja toteuttaa prosenttiperiaatetta. KampusART-
hanke lisää kuvataiteen kentälle valmistuvien sekä siellä jo toimivien 
taiteilijoiden ammatillisia valmiuksia julkisen taiteen osaajina. 

Kansainvälisyys ja elinikäinen oppiminen

Kansainväliset hankkeet ja verkostot ovat aina vain tärkeämpiä 
koulutuksen kehittämisen foorumeja. Tällaisia ovat olleet esimerkiksi 
Taideakatemian koordinoima vuoden 2018 lopussa päättynyt In 
Public, In Particular (Creative Europe) -hanke ja pohjoismainen 
Nordplus KUNO – An Art Academy Without Walls, Paradox – Fine Art 
European Forum ja ELIA, maailmanlaajuisesti toimiva eurooppalainen 
korkeakoulutuksen kehittämisen verkosto. Kansainvälisyyden lisäksi 
elinikäinen oppiminen on tämän päivän työelämän ytimessä ja 
taiteilijana toimimisen perusta. Valmistuttuaan kuvataiteilijalla on 
monia eri polkuja jatkaa opintojaan joko Suomessa tai kansainvälisessä 
kontekstissa. Turun AMK:n Taideakatemian kulttuurialan ylempään 
ammattikorkeakoulututkintoon johtava Taiteen uudet kontekstit 
koulutus on yksi varteen otettava mahdollisuus. 

Taina Erävaara 
Koulutus- ja tutkimuspäällikkö

Turku School of Fine Arts NOW 2019 presents the artwork and views 
of Arts Academy alumni and students graduating in the academic year 
2018–2019 as Bachelors of Culture and Arts, Fine Arts. The artistic 
thesis works of the graduating students will be exhibited at the NYTT 
2019 exhibition from 26 April to 19 May 2019 at Kunsthalle Turku, 
Old Great Square Warehouses, Brinkkala Gallery and Ullakko and at 
Vesisäiliö at the Vartiovuori Observatory. The NYTT 2019 exhibition is 
an excellent example of regional cooperation in fine arts education. 

I visited studios of final-year students towards the end of January and 
asked them to reveal the most important skill they have achieved 
during their studies, as well as the most significant learning experience. 
From an instructor’s point of view, the students’ comments were 
quite inspiring in that they were largely in line with the objectives of 
the curriculum of arts education. They also confirmed the notion that 
during the studies each student, in addition to building networks, 
forms an idea of their identity as an artist, connects with the different 
discourses of art, and discovers their strengths, their means of 
artistic expression and their way of acting in and around the field of 
contemporary art. The diversity of students is reflected both in the 
feedback and in the rich variety of their artistic processes. 

For some, the best moments had been those of sitting at a café 
exchanging thoughts with fellow students; for them, the community 
born during the studies had been the most rewarding experience. 
Peer learning had been important for them and they were eagerly 
awaiting feedback sessions to discuss the work and artistic processes 
of fellow students. Hopefully, this community that formed during 
the study years will continue to support them after the studies as 
well. The students also felt that their studies helped them build and 
strengthen their identity as artists and develop their professional self-
esteem, enabling them to have confidence in themselves, as well as to 
experiment. 

Arts Academy: expanding 
the learning experience 



One of the final-year students put her feelings into words in this way: 
“During the final year, even I started to believe that I will graduate 
as an artist.” Another student added that the fear of failure and 
disappointment began to subside. The studies have also strengthened 
one’s sense of responsibility. It was felt that the most important thing 
is the collective. In the words of a student: “Egocentrism has been 
replaced by doing things together, which is important.” Studies have 
also created a spectrum of possibilities: once you learn what you are 
not or what you can’t do, you will begin to see more opportunities. For 

one student, the realization that the finished works never look like what 
the artist had envisaged was an important, albeit somewhat painful, 
lesson to learn. During the interviews, one of the students nicely 
summarized that the Arts Academy taught him to think. A contributing 
factor has almost certainly been the fact that during the studies it has 
been possible to show and talk about unfinished works, as another 
student said. Yet another continued that during the studies he had 
learned how to conceptualize and that it had always been possible to 
speak openly about the contents of the works. 

According to the students, the most important learning experiences 
had been artistic processes where the learning environment is taken 
out of the school premises, into a concrete context where the art 
is accessible to the general public. Indeed, this has been one of the 
pedagogical strategies of fine arts education: to expand the learning 
experience, learning environment and interaction situations outside 
school premises. As examples, the students mentioned the VINO 
Gallery at the Turku Concert Hall, the Kanava project at Aboa Vetus & 
Ars Nova during the Turku Biennale and the creating of a public work of 
art at the Syvälahti Community Centre. The students felt that during 
the above-mentioned learning processes the comprehensive process of 
guidance and support from the school had been effective, significant 
and supportive of learning. In connection with the three examples cited 
above, the students emphasized that experimentation was allowed 
within certain limits and that learning by collaboration played a key 
part. Students also expressed that they considered interaction with 
other students, teachers, and technical experts to be important: they 
learned to receive feedback and they realized that artistic decisions are 
always the artist’s own. As can be seen from the students’ feedback, 
fine arts studies have enabled each student to follow his or her own 
learning path. One student may think that the most important thing 
has been the freedom of choice, another may think that it has been the 
various thematic workshops, and yet another may think it has been the 
endless artistic interaction. Many also said that the most important 
thing had been international exchange. It had had the biggest impact 
on one’s identity and one’s way of creating art, and had helped one to 
adopt an open mind. 

Changes in the field of arts and artisthood 

The feedback from the final-year students also reflects the changes 
in the roles of an artist and the field of contemporary art and is taken 
into account in the education of fine arts. Curricula are developed in 
a continuous community-based dialogue with teachers, students, art 
experts and national and international partners in fine arts education. 
As can be seen from the important learning experiences, being an 
artist today requires community skills, such as the ability to work as 

Vino-gallerian kevään teoksessa taiteilijat Isto Koskinen ja Aapo Kotilainen tutkivat kehonkieltä 
vuorovaikutuksessa ympäröivän tilan kanssa.



a member of a team. Various new operational models have emerged 
in the field of contemporary art, such as artist-driven collectives, 
temporary and situational art projects and multiprofessional work 
opportunities. In addition, the expanded field of public art offers artists 
new job opportunities. This is also reflected in fine arts education: as 
part of the studies, students become familiar with the practices and 
processes of public art, especially from the viewpoint of the artist. 

In 2019–2021, the Arts Academy will coordinate the Kupittaa campus 
public art programme, conducted jointly by Turku University of Applied 
Sciences and Turku Technology Properties. KampusART provides a 
platform for integrating both art studies and forms of international 
cooperation. At the heart of the programme is diverse contemporary 
art, created by both professional artists and art students. Professional 
artists working in the project are asked to take into account the 
pedagogical dimension of the art programme. Work processes are 
integrated into the studies, and team projects are linked with practical 
training, project studies and thesis work. Artistic processes also take 
into account the ongoing convergence of higher education institutions. 
During the KampusART project, public art pedagogy, processes, 
curating models and new, more extensive ways to implement the 
percent for art principle will be developed. The KampusART project will 
enhance the professional skills of artists graduating in the field of fine 
arts and of those already working in the field, especially in respect of 
public art. 

Internationality and life-long learning 

International projects and networks are increasingly important in 
terms of educational development. These include, for example, the In 
Public, In Particular (Creative Europe) project coordinated by the Arts 
Academy (until the end of 2018), the Nordic Nordplus KUNO – An Art 
Academy Without Walls, Paradox – Fine Art European Forum, and 
ELIA, a globally connected European network that provides a platform 
for professional exchange and development in higher arts education. In 
addition to internationality, life-long learning is at the heart of today’s 
working life and the basis of working as an artist. Upon graduation, 
artists have many paths to choose from when it comes to continuing 
their studies either in Finland or in an international context. The 
“Contemporary Contexts of Arts” Master’s programme offered by the 
Arts Academy at Turku University of Applied Sciences is one such path 
worth considering.

Taina Erävaara 

Head of Education and Research in Fine Arts



Dresdenissä on yksi Euroopan vanhimmista taideakatemioista, 
Hochschule für Bildende Künste Dresden (1765–). Dresdenissä on 
perustettu myös äärioikeistopopulistinen järjestö Pegida. Koneen 
Säätiön Saaren kartanon residenssin yhteisötaiteilija Pia Bartsch 
syntyi Dresdenissä rautaesiripun itäisellä puolella vuonna 1960; silloin 
kotimaan nimi oli DDR. Tämä artikkeli on syntynyt Pia Bartschin ja 
tämän julkaisun toimitajan Ilona Tanskasen vuoropuheluna.

Ilona: Miten ihmeessä juuri sinä ja millaisia reittejä pitkin olet kulkenut 
Saaren kartanon residenssiin yhteisötaiteilijaksi?  

Pia: Olen ihmetellyt sitä itsekin monta kertaa. Hakiessani avoimessa 
haussa yhteisötaiteilijaksi Saaren kartanon residenssiin minulla ei 
ollut juuri meriittejä tai apurahahistoriaa. Olin toiminut kahdessa 
hankkeessa, jotka ovat vaikuttaneet omaan tekemiseeni ratkaisevasti: 
Ensimmäinen oli Kynnys ry:n Sillanrakentajat-hanke, joka toteutettiin 
Turun Itsenäisen Elämän keskuksessa yhteistyössä paikallisten aktiivien 
kanssa vuoden 2009 suunnitelmasta hankeraportintiin helmikuussa 
2012. Toinen hankkeista oli Taideakatemian 2000 & 11 OMAKUVAA 
(2009–2011). Myös aiemmalla koulutuksella on ollut merkitystä: 
Taiteen ja viestinnän oppilaitoksesta valmistuin vuonna 1996 
valokuvaajaksi (artenomiksi). Yhteisötaiteen erikoistumisopintoja tein 
Taideakatemiassa vuosina 2005–2006, ja niissä opinnoissa tutustuin 
Kynnys ry:n Turun kulttuurivastaavaan, jolta kysyin, voisiko hän 
kuvitella, että tekisin heidän kanssaan jotakin. 

Kokemus ulkopuolisuudesta ja erilaisten ihmisten 
yhteenkuuluvuus yhteisötaiteessa

Pia: Ensimmäisessä hankkeessa, jossa tein yhteistyötä Kynnys ry:n 
kanssa, tuunattiin yhdessä pyörätuolit vuonna 2006. Siitä avautui 
yhteisötaiteen tie. Yhteys Kynnykseen oli syntynyt ja jatkui. Tein Turun 
kynnysläisten kanssa yhteisiä projekteja, joita Jaana Arvisto järjesti ja 
joihin hän myös osallistui. 

Dresdenistä (DDR) Saaren 
kartanon residenssiin 
yhteisötaiteilijaksi

Toiminta yhdessä vammaisten ihmisten kanssa oli minulle 
käänteentekevä kokemus. Olin kokenut itse ulkomaalaistaustaisena 
ihmisenä ulkopuolisuutta, mutta vammaisten ihmisten kanssa työtä 
tehdessä ja yhdessä ollessa jouduin kohtaamaan ulkopuolisuuden 
uudesta näkökulmasta. Vammaiset ihmiset suljetaan helposti 
ulkopuolelle, kun ei oikein tiedetä, miten pitää toimia. Yhdessä 
toimittaessa huomaa kuitenkin nopeasti, kuinka samanlaisia me kaikki 
olemme. Sen kautta syntyi ja syntyy yhteenkuuluvuus – vaikka minä 
saatoinkin nousta pyörätuolista ja jatkaa kävellen toisin kuin monet 
muut. Saavutettavuudesta tuli minulle tärkeä keskeinen periaate, 
joka näkyi omassa elämässäni myös esimerkiksi siten, että kävin vain 
ravintoloissa, joihin oli pääsy myös pyörätuolilla.

Ilona: Me tutustuimme ja aloimme tehdä yhteistyötä 2000 & 11 
OMAKUVAA -hankkeessa. Se oli yksi monista tuohon hankkeeseen 
liittyneistä antoisista kokemuksista ja johti yhteiskirjoittamiseen 
esimerkiksi Omakuva on jokaisen kuva -kirjaan. Mikä sinulle oli 
keskeistä 2000 & 11 OMAKUVAA -hankkeessa?

Pia: Omakuvaprojektissa tavoitteet olivat osittain samat kuin 
Kynnys ry:n toiminnassa. Tavoitteena oli näyttää monenlaisten 
asukkaiden kasvot. Meillä oli valtavasti erilaisia, eri-ikäisiä ja erilaisissa 
elämäntilanteissa eläviä ihmisiä mukana työpajatoiminnassa. 



Pia Hans Rothbarth koulun pihalla. Läpileikkaus paikallisyhteisöstä. Osittain Kynnys-kokemusten vuoksi 
olen osannut hakea ja saada mukaan monenlaisia ihmisiä. Se oli minulle 
yksi päämäärä, joka toteutui. Hanke sai paljon näkyvyyttä.

Pian sen jälkeen hain Saaren kartanoon ja pääsin. Aluksi työtehtävä 
oli määräaikainen, kaksivuotinen. Sen jälkeen sain yhden lisävuoden, 
minkä jälkeen yhteisötaiteilijan tehtävä vakinaistettiin. 

Luovaa työtä yhdessä toisten ihmisten kanssa

Ilona: Mikä sinulle on ollut tärkeintä ja kiehtovinta yhteisötaiteessa?

Pia: Olen laumaeläin. Yhteisötaiteessa tärkeintä on ollut se, että 
teen luovaa työtä ihmisten kanssa. Vuorovaikutusta ja yhdessä 
kasvamista. Taiteilijuuteen liittyy toki myös esteettisiä tavoitteita. 
Tämä voi kuulostaa yksinkertaiselta ja naiivilta, myös itsekkäältä, 
mutta nämä asiat ovat olleet minulle kaikkein tärkeimpiä. Ihminen voi 
tuskin kehittyä yksin. Kehittymiseen tarvitaan virikkeitä ulkopuolelta, 
toisilta ihmisiltä. Yhteisötaiteessa koen, että ihmiset, joiden 
kanssa työskentelen ja jotka eivät tulee taidemaailmasta, toimivat 
minulle ikään kuin pelastusrenkaina. Heidän kanssaan pääsen pois 
taidekuplasta ja siihen liittyvistä pelisäännöstä. Osallistujien kanssa 
me voimme miettiä taiteellisia valintoja ihan erilaisista lähtökohdista 
ja kokeilla simppeleitä, kökköjä tai kreisejä ratkaisuja. Yhteisötaiteen 
tekemisessä osallistujien kanssa koen olevani vapaampi ja näkeväni 
laajemmin, kauemmas.

Taiteen portinvartijat voivat olla sitä mieltä, että yhteisötaide ei 
ole taidetta. Osallistujat kuitenkin vakuuttavat minut; jos taidetta 
tehdään yhteisötaiteilijan kanssa ja se koetaan taiteeksi, on varsin 
hyvä yksimielisyys siitä, että taiteesta on kysymys. Silloin on 
siis yhdentekevää, mihin toiminta taidemaailmassa sijoitetaan. 
Yhteisötaiteilijan läsnäolo ja vaikutus tekee sen, että kysymys on 
taiteesta. Muussa tapauksessa se olisi yhteisön teko – joskin mielekäs 
ja tärkeä. Näin asian ilmaisi yksi työpajan osallistujista.  

Kuumat kysymykset yhteisötaiteessa

Ilona: Olet ollut herkkä tunnistamaan ristiriitoja ja kuumia kysymyksiä. 
Mitkä ovat sellaisia yhteisötaiteessa?

Pia: Kuka saa puhua ja kenen ehdoilla? Kenellä on valta antaa lupa 
puhua? Yhteisötaiteessa osallistujat saavat puhua mutta eivät 
välttämättä omalla äänellään. 

Kenen kanssa puhutaan taiteesta? Kenet otetaan tarpeeksi vakavasti? 
Tavallista taiteen kuluttajaa ei välttämättä. Kuka rohkenee mennä 
kokijana taidemaailmaan? Kuka ottaa haltuun kulttuurin ja taiteen 



kentän, kun se sukupolvi kuolee, jolle kulttuuri ja siihen osallistuminen 
on ollut osa sivistystä? 

Kiinnostavaa on, että kuinka erilaisia yhteisötaideteokset saavat 
olla. Kuinka paljon ne saavat olla tekijöidensä näköisiä tullakseen 
hyväksytyiksi taiteeksi? Menettääkö taiteilija maineensa, jos teokset 
eivät ole hänen näköisiään. Yhteisötaiteella on anarkistinen potentiaali 
juuri poikkeavan esitystapansa ja ilmaisukeinojensa vuoksi, ja siitä voisi 
saada vielä niin paljon enemmän irti, jos unohtaisi edes välillä taiteen 
asettamat säännöt. Mutta olisiko yhteisötaiteilija sitten enää taiteilija?

Mustavalkoisesta sateenkaaren moniin väreihin 

Ilona: Jos Pia Dresdenissä vuonna 1985 olisi nähnyt Pian vuonna 2019 
Turussa ja Saaren kartanon residenssissä yhteisötaiteilijana, mitä hän 
olisi sanonut?

Pia: Pia vuonna 1984 olisi sanonut, että ”tää on kyllä ihan kivaa, mutta 
etkö voisi muuttaa maailmaa vähän tehokkaammin paremmaksi”.

Pia oli mustavalkoinen silloin, ja maailmakin oli. Nyt on enemmän 
värisävyjä, niin paljon, että on jopa ongelmallista, kun kaikki on 
sallittu. Moniäänisyys on hyvä asia, ja sitä tarvitaan, mutta se voi myös 
hukuttaa asioita ja johtaa kyseenalaistamaan näkemyksiä – myös 
sellaisia näkemyksiä, joita olisi hyvä ajaa ja joiden hyväksi olisi tarpeen 
tehdä työtä. Tämä ei ole kantaa ottamisen luvattu aika. On vaikea 
vastata kysymykseen, kenen joukoissa seisot. Maailmankuvaa voi toki 
tietoisesti yksinkertaistaa, jotta voisi ottaa kantaa. Tähän perustuu 
mielestäni se, että ääriliikkeitä kannatetaan. Maailmasta on tullut hyvin 
monimutkainen. 

Ilona: Mitä sanoisit Taideakatemiassa opiskeleville?

Pia: Erilaisten elämisen tapojen ja muotojen havainnointi on 
taiteilijallekin tärkeää. Elämä kuplassa, vain tietyntyyppisten ihmisten 
kanssa, sen sijaan voi muodostua ongelmaksi. 

Ottakaa selvää maailmasta. Älkää kuitenkaan pysähtykö loputtomaan 
tutkiskeluun. Joskus kannattaa ottaa riski ja tehdä, vaikka asiat eivät 
olisi ihan loppuun tutkittuja ja varmistettuja. Käsitelkää, tehkää käsillä, 
toimikaa. Tehkää välillä jotain muidenkin kuin taiteilijoiden kanssa. 

Pia Bartsch, Saaren kartanon residenssin yhteisötaiteilija

Ilona Tanskanen, Turun ammattikorkeakoulun Taideakatemian suomen 
kielen ja viestinnän lehtori 



From Dresden (DDR) to 
community artist at Saari 
Residence 

Siniset enkelit Saaren kartanolla. Kuva: Regina Pansin. 

In Dresden, we find one of the oldest arts academies in Europe: 
Hochschule für Bildende Künste Dresden (1765–). Dresden is also the 
birthplace of the far-right populist organization Pegida. Pia Bartsch, 
a community artist at Kone Foundation’s Saari Residence, was born 
in Dresden on the eastern side of the iron curtain in 1960 in what was 
then known as East Germany (DDR). This article is based on a dialogue 
between Pia Bartsch and Ilona Tanskanen, editor of this publication. 

Ilona: How did you come to be a community artist at the Saari 
Residence? 

Pia: I have wondered it many times myself. When I applied for the 
position of community artist at the Saari Residence, I had few merits 
and a non-existing grant history. I had participated in two projects, 
which have had a decisive impact on me as an artist. The first one 
was the Sillanrakentajat (“bridge builders”) project organized by the 
Threshold Association (Kynnys) at Turku’s Itsenäisen Elämän Keskus in 
cooperation with local people from the planning phase in 2009 to the 
final report in February 2012. The second one was the Arts Academy’s 
project “2000 & 11 SELF-PORTRAITS” (2009–2011). Previous training 
has also played a role. I graduated from the Art and Media School in 
1996 as a photographer. I did my specialization in community art at 
the Arts Academy in 2005–2006 and during that time, I met Turku 
Threshold Association’s cultural manager and I asked her whether she 
thought it possible that I could do a project with them. 

Outsider experience and sense of togetherness in 
community art 

Pia: In the first project with the Threshold Association, we tweaked 
wheelchairs in 2006. That marked the beginning of the community 
art path for me. My collaboration with the Threshold Association 
continued. We did joint projects, some of which were organized by 
Jaana Arvisto, who also took part in them. 

Working with people with disabilities was a life-changing experience for 
me. As someone who had immigrated to this country, I had sometimes 
felt like an outsider, but working and living with disabled people forced 
me to view exclusion from a new perspective. People with disabilities 
are easily excluded, especially when we don’t quite know what the right 
course of action would be. However, when working together, we soon 
realize how similar we all are. It created and creates togetherness, even 
though I could get out of the wheelchair and continue walking unlike 
many others. Accessibility became an important principle for me, 
which was also reflected in my own life in that, for example, I only went 
to restaurants that were wheelchair-accessible. 

Ilona: We met and started our collaboration during the “2000 & 
11 SELF PORTRAITS” project. It was one of the many pleasant 
experiences in connection with the project and led to us co-authoring, 
for example, articles for the book Omakuva on jokaisen kuva. How did 
you experience the “2000 & 11 SELF PORTRAITS” project? 

Pia: The objectives of the self-portrait project were partly the same as 
those of the Threshold Association. The aim was to show the diverse 
faces of residents. The workshops were attended by a huge variety 
of people of different ages and backgrounds. A cross-section of the 
local community. Thanks in part to the Threshold experience, I have 
been able to involve people from many different walks of life. That had 



been one of my goals, and I achieved it. The project received a lot of 
attention. 

Soon afterwards, I applied for the Saari residency and won it. For 
a fixed term, two years, at first. When the first term expired, I 
was granted an additional year. After that, the position was made 
permanent. 

Creative work together with other people 

Ilona: What has been the most important and fascinating thing in 
community art for you? 

Pia: I am a social animal. In community art, the most important thing 
for me is to do creative work with people. Interaction and growing 
together. Of course, being an artist, I also have aesthetic goals. This 
may sound simplistic and naive, selfish even, but for me, these have 
been the most important things. I don’t think it is possible for any 
person to grow alone. Growth and development require external 
stimuli from other people. With regard to community art, I feel that 
the people with whom I work, but who are not coming from an artistic 
background, are sort of like life preservers for me. With them, I am 
able to break out from the art bubble and the rules of the game that 
go with it. Together with the participants, we can make artistic choices 
from totally different starting points and try simple, unrefined or 
downright crazy solutions. When doing community art together with 
the participants, I feel more free and far-sighted. 

The gatekeepers of the art world may think that community art is not 
art. However, the participants convince me; if art is created with a 
community artist and it is perceived as art, there is a good consensus 
that indeed it is art. Then it doesn’t matter how it is defined by the 
powers that be. The involvement and influence of the community artist 
means that it is art. Otherwise, it would be a community act – albeit a 
sensible and important one. That was how one workshop participant 
put it. 

Controversial issues in community art 

Ilona: You have been good at identifying conflicts and controversial 
issues. Can you name a few in the field of community art? 

Pia: Who is allowed to speak and on whose terms? Who has the power 
to grant the right to speak? In community art, the participants are 
allowed to speak, but not necessarily with their own voice. 

Who is allowed to be included in the art discourse? Who is taken 
seriously? Not necessarily the ordinary consumers of art. Who has the 

courage to enter the art world as an experiencer? Who will take over 
the field of culture and art when the generation for whom art and 
culture and participation in it was part of civilization, dies? 

How different community art can be is also an interesting question. To 
what extent can it reflect its creators in order to be accepted as art? 
Will an artist lose her reputation if her works do not reflect herself? 
Community art has got anarchist potential because of its different 
presentation and means of expression, and one could get so much 
more out of it if, just for once, one would forget the rules of art. But, 
would that then mean that a community artist ceases to be an artist? 

From black and white to colours of the rainbow 

Ilona: If Pia in Dresden in 1985 would have been able to see Pia in 2019 
in Turku and as a community artist in the Saari Residence, what would 
she have said? 

Pia: Pia in 1984 would have said that “this is all very nice, but couldn’t 
you be a bit more effective at making the world a better place?” 

Pia – and the world – was black and white then. Now there are 
more colours, even to the extent that it becomes problematic when 
everything is allowed. Accepting many views and voices is all very well, 
even necessary, but it can also obscure things and lead us to question 
things – including things that are worth fighting for. Taking a stand is 
not very popular these days. It’s hard to give an answer when you’re 
asked whose side you are on. Of course, you can deliberately simplify 
your worldview in order to be able to take a stand. In my opinion, this is 
why extremist movements get supporters. The world has become very 
complex. 

Ilona: What would you say to those who study at the Arts Academy? 

Pia: To see and observe different ways of life is important to us all, 
including artists. To live in a bubble, having contact only with like-
minded people, may prove problematic. 

Study the world. However, do not pause for endless reflection. 
Sometimes, it’s worth your while to take a risk and act, even if you 
haven’t fully researched everything. Work with your hands, act. Do 
things with different people, not only with artists. 

Pia Bartsch, community artist at the Saari Residence 

Ilona Tanskanen, senior lecturer, Finnish language and 
communications, Arts Academy, Turku University of Applied Sciences



VALMISTELU 
(Sara Manninen)

Asetan litografiakiven hiontapöydälle ja avaan veden käsisuihkuun.  
Olen pukenut ylleni essun, joka hylkii vettä. Essu on pitkä, on varottava 
kompastumasta sen helmaan. Kiven pinnalla on oltava vettä, muttei 
liikaa, jotta hiontahiekka tekee tehtävänsä. Kiven pinta hiotaan puolet 
pienemmällä kivellä noin kolme kertaa kolmella eri karkeudella. 
Toisinaan hionta voi viedä pitkäänkin, mikäli edellisen kuvan rasvat 
eivät ota lähteäkseen tai jos kiven pinta ei ole suora. Kiven pinnan 
suoruus mitataan silkkipaperin palasella ja raskaalla viivoittimella. 
Mittaus vääristyy, jos kiven pinnalle on jäänyt hiontahiekan murusia. 

Käteni ovat hiontaprosessin jälkeen kämmenistä sileät ja selkäpuolelta 
karheat. Käsirasvan mieto haju vie minut joka kerta opiskelijavaihtoon, 
Belgiaan, Antwerpenin Kuninkaallisen Taideakatemian litografian 
studioon. FOR EXTRA DRY HANDS. Rasva viilentää, kupissa on vielä 
kahvia. Jälleen yksi hionta suoritettu.

Tutustuin litografiaan ensimmäisen kerran keväällä 2017. Samaan 
aikaan olin Taideakatemian ja Turun yliopiston yhteisellä Taideteoksista 
kirjoittaminen -kurssilla. Työskentelyssäni tapahtui merkittävä käänne 
tämän yhteentörmäyksen myötä. Kirjoittamisen ja kuvallisen ilmaisun 
välisen suhteen tutkiminen nousi tärkeäksi osaksi omaa taiteen 
tekemistä. Ajauduin samoilemaan rajamaastoihin, jonnekin sanojen ja 
kuvien väliin ja lopulta pohtimaan kuvallisuuden ydintä. Olen sillä tiellä 
edelleen. 

Mutta miksi mahdoin valita taidegrafiikan alun perinkään? Ehkä en 
kokenut, että pelkästään piirustus olisi kehittänyt ilmaisuani tarpeeksi 
radikaalisti. Tarvitsin jotakin, mikä kyseenalaistaisi tekemistäni ja 
antaisi sille uuden fokuksen, lisää mahdollisuuksia. 

Taidegrafiikalla on monet kasvot. Yhdelläkin tekniikalla voi saada 
aikaiseksi hyvin monenlaista jälkeä. Monesti saatetaan pikaisen 
havainnon perusteella erehtyä luulemaan, että teos on esimerkiksi 
tulostettu tai piirretty paperille suoraan, vaikka todellisuudessa työn 
takana on paljon erilaisia vaiheita ja työtunteja. 

Taidegrafiikka perustuu valmisteluun. Koska valmiin lopputuloksen 
näkee vasta, kun paperi ja työstetty laatta on viety prässin läpi ja 
paperi nostettu hitaasti laatan päältä, saattaa työskentely tuntua 
ajoittain raadolliselta. Kaikki teot vaikuttavat lopputulokseen. 
Mutta työskentelyn suola on juuri siinä intensiivisyydessä ja 
kokonaisvaltaisuudessa. Taidegrafiikka herkistää yksityiskohdille ja 
vivahteille, materiaalin ehdoille. Epäonnistumisen mahdollisuus voi olla 
suuri, mutta sen tuomat uudet näkökulmat voivat avata työskentelyssä 
uusia polkuja. 

Hiontapöydällä lepää uusi kalkkikivi. Sen pinta on tuhruinen, 
lamppuöljyn liottaman painovärin sotkema. Jälleen yksi kuva häipyy 
hiontahiekan ja veden mukana viemäriin. Ja jälleen syntyy uusi 
vastaanottava pinta, joka imaisee huokosiinsa tuoreen rasvaisen 
piirtomateriaalin. 

Jatkan valmistelua.

CMYK 
(Jone Mutka)

Neliväriserigrafian täytyy käydä läpi monta vaihetta, jotta 
saavutettaisiin haluttu lopputulos, valmis valokuvaa imitoiva 
vedos. Opiskeluvuosia minulla on takana nyt yhtä monta kuin 
painokertoja valmiissa vedoksissani. Molemmista kuitenkin tuntuu 
lopulta havaitsevan vain lopputuleman unohtaen valmistumiselle 
välttämättömän prosessin.

Paperi 

Jokainen grafiikan vedos tarvitsee materiaalin, jolle painaa. Se on 
olennainen, jotta prosessin saa alulle. Koen aikani taidelukiossa 
ja opistossa olleen materian keruuta kaikelle tulevalle, taiteilijana 
toimimiselle. Opistossa olin saanut ensi kosketuksen serigrafiaan, ja 
toisinaan vietin viikonloppuja tyhjässä grafiikan pajassa puuhastellen 
pienien seulojen kanssa violetin valon alla. Ymmärrettyäni taiteen 
tekemisessä piilevän kyvyn käsitellä asioita erilaisesta näkökulmasta 

Kahden valmistuvan 
opiskelijan puheevuoro: 
Taidegrafiikasta 



päädyin opiskelemaan Turun ammattikorkeakoulun Taideakatemiaan. 
Taiteen tekeminen toi myös täysin uudenlaisia onnistumisen tunteita.

C (cyan) 
 
Ensimmäinen vuosi tuntui ajalta, jolloin yritti löytää itselleen sopivan 
median taiteen työstämiseen. Taidegrafiikka oli jättänyt jo aiemmin 
minuun jälkiä. Aluksi epätoivon sen tekniikkakeskeisyydestä, joka 
lopulta kuitenkin kääntyi siinä kiehtovimmaksi piirteeksi. Perinteeksi 
muodostuneen ykkösten näyttelyn lähestyessä rohkaistuin kysymään 
taidegrafiikan opettajaltamme, saisinko poikkeuksellisesti suorittaa 
serigrafian perusteet jo ensimmäisenä vuonna, että voisin työskennellä 
luokassa itsenäisesti. Myöntyminen oli alkusysäys taidegrafiikan 
opiskelulleni. Ensimmäinen väri kohti valmista oli vedostettu. 

M (magenta)

Toisena vuonna suuntasin vaihtoon Japaniin. Kiotossa, japanilaisen 
taiteen ja kulttuurin kehdossa, pääsin osaksi koulun taidegrafiikan 
yhteisöä. Pelkkä grafiikan osasto oli vallannut yhdestä rakennuksesta 
itselleen kolme kerrosta.  Astuessani ensimmäistä kertaa 
serigrafialuokkaan olin taivaassa. Tilaan oli aseteltu vedostuspöytiä 
vieri viereen, hylly notkui uutuutta hehkuvista seuloista, ja niitä 
varten oli jopa oma kuivauskaappi. Serigrafian opiskelijoilla oli oma 
sensei, opettaja. Hän piti meille viikoittaisia kahvittelutuokioita, joissa 
keskusteltiin kuulumiset, naposteltiin yksittäispakattuja karamelleja ja 
yleensä opittiin jokin uusi vedostuskeino. Vaihtoni venyi kokonaiseen 
vuoteen. Siinä ajassa, kun kaskaat hiljenivät, kirsikkapuut kukkivat ja 
vuorten ympäröimä laakso täyttyi paikallaan seisovasta kuumuudesta, 
nautin päivä toisensa jälkeen enemmän ja enemmän serigrafian 
tekemisestä. Työskentelin koululla usein niin myöhään, että mukavien 
vartijapappojen täytyi tulla hätistelemään minua kotiin. Matkalla 
asunnolleni hiljaisessa Kiotossa kuului vain yön viimeisen junan kolinaa 
sekä riisipellot valloittaneiden sammakoiden kurnutuksia. Olin löytänyt 
taiteelleni täydellisen median. Lopputulos alkoi hahmottua. Vedoksella 
oli selkeä suunta, mutta se ei ollut vielä valmis.

Y (yellow)

Prosessin aikana tulee usein epävarma vaihe. Kokonaiskuva ei 
vielä ole selkeä, ja kyseenalaistaa valintojaan. Kolmas vuosi kului 
suurilta osin taidekirjojen lukemiseen ja serigrafian pohtimiseen 
nykytaiteen mediana. Taiteen tarpeellisuus nousi kynnyskysymykseksi. 
Kun serigrafiassa painaa värejä päällekkäin, on seulan kohdistus 
avainasemassa. Ehkä kolmas kohdistus olikin vain edellisiä 
haastavampi.

K (keycolor)

Neliväripainossa K-kirjain symboloi mustaa, mutta lohdullisesti 
englannin kielessä sitä kutsutaan nimellä keycolor, avainväri. 
Viimeisenä vuonna löysin jälleen taiteen mielekkyyden ja epävarmuudet 
unohtuivat. Koulun tarjoamat tilat grafiikalle ovat pienet mutta 
viihtyisät. Isot ikkunat paljastavat vuodenaikojen vaihtelevan 
loiston tuoden samalla valon olennaiseksi osaksi luokkahuonetta. 
Vedostan opinnäytetyötäni serigrafialla ja odotan jo viimeistä yhteistä 
näyttelyämme. Paperille vedostuva musta herättää intensiivisyydellään 
muut sävyt vedoksessa eloon, ja siitä tiedän: olen valmis.

Uusi prosessi voi nyt alkaa.

Lopuksi 
(Sara Manninen & Jone Mutka)

Koemme molemmat, että nykytaidegrafiikassa on edelleen sijaa 
uudistamiselle, vaikkakin vahvaan perinteeseen nojaava media on 
alkanut antaa tilaa uudenlaisille lähestymistavoille. Traditiota ei ole 
tarpeen unohtaa vaan pitää pohjana nykytaidegrafiikan laajentuneelle 
kentälle. 

Käymämme keskustelut taidegrafiikasta ovat olleet työskentelyllemme 
merkityksellisiä. Yhteistyömme tulee jatkumaan, vaikka siirrymme 
uuteen elämänvaiheeseen, sillä jaamme kiinnostuksen taidehistoriaan 
ja nykytaidegrafiikkaan. Koemme yleisesti yksilökeskeisessä 
ammatissa toiselta saadun tuen olevan välttämätöntä. 

Jää nähtäväksi, kuinka elämä etenee osana uutta yhteisöä 
taidegraafikoissa. Laitamme Hahnemühlet kostumaan.



PREPARATION 
(Sara Manninen) 

I place the lithographic stone on the grinding table and turn on the 
water.  I’m wearing a water-repellent apron. The apron is long, I have 
to be careful not to trip over the hem. There has to be water on the 
stone, but not too much, so that the grit can do its work. The surface 
of the stone is ground using a smaller stone, about half the size of the 
lithographic stone, with three different grades of grit. Sometimes, 
the grinding process may take a long time, if the lipids of the previous 
image are hard to remove or if the surface of the stone is not perfectly 
level. The flatness of the stone surface is measured with a piece of 
silk paper and a heavy ruler. The measurement will be distorted if any 
particles of grit remain on the stone surface. 

After the grinding, the palms of my hands feel smooth and the backs of 
my hands feel coarse. The mild odour of the hand cream always takes 
me back to my student exchange days at the lithography studio of the 
Royal Academy of Fine Arts in Antwerp, Belgium. FOR EXTRA DRY 
HANDS. The hand cream cools my hands. There’s coffee left in my cup. 
Yet another grinding process completed. 

I first discovered lithography in spring 2017. At that time, I was 
attending a “writing about art” course organized jointly by the Arts 
Academy and University of Turku. These events marked a significant 
turning point in my work. Exploring the relationship between writing 
and pictorial expression became an important part of my artistic work. 
I drifted into border areas, somewhere between words and images, and 
ultimately, to reflect the very essence of pictures. I’m still on that path. 

But why did I choose printmaking and graphic art in the first place? 
Maybe I felt that drawing alone would not have developed my 

expression radically enough. I needed something that would question 
my work and give it a new focus, more possibilities. 

Printmaking has got many faces. You can produce different results 
using a single technique. Often, people may think, mistakenly, that a 
work has been printed or drawn directly on paper, although in reality 
the work has required many different stages and hours of work. 

Graphic art is based on preparation. Occasionally, the process may 
seem tedious, because the end result can only be seen once the stone 
slab with the paper passes through the press and the paper is slowly 
lifted from the slab. All your actions will be visible in the outcome. 
However, it is just this comprehensive nature and intensity that make 
the process so fascinating. Graphic art makes you sensitive to detail 
and nuances and makes you respect the material. The probability of 
failure may be high, but the new perspectives it brings may also open 
up new interesting paths. 

A new limestone slab rests on the grinding table. Its surface is messy 
with printing ink dissolved in paraffin. Yet another picture goes down 
the drain with the grit and water. And once again a new receptive 
surface is created that will soak up in its pores the fresh greasy drawing 
material. 

I continue with the preparation. 

CMYK 
(Jone Mutka) 

The four-colour screen printing process includes several work stages 
before the final print is ready. I have as many years of study behind 
me as there are cycles of printing in my completed prints. However, it 
seems that in both cases, one only perceives the outcome, forgetting 
the process that led to it. 

Paper 

Every print needs a material to be printed on. The process cannot be 
started without it. I feel that my studies in the art-oriented high school 
and art college prepared me for becoming an artist. My first contact 
with serigraphy was at the art college. I would sometimes spend 
weekends in the empty printing shop, working with small screens under 
the purple light. Once I realized that making art can help you see things 

Comments by two 
graduating students: 
On printmaking 



from a different perspective, I ended up studying at the Arts Academy 
of Turku University of Applied Sciences. Making art also brought with it 
completely new feelings of success and achievement. 

C (cyan)

During the first year, I seemed to try to find a suitable medium to work 
with. Printmaking had already made its impression on me. At first, I 
had despaired over the highly technical nature of the printing process. 
In the end, however, it was what I fell in love with. As the traditional 
first-year students’ exhibition was approaching, I found the courage to 
ask my teacher whether I could be allowed to complete the basics of 
serigraphy during my first year, so that I could work unattended in the 
classroom. So began my studies of printmaking. The first colour had 
been printed. 

M (magenta) 

During my second year, I went to Japan as an exchange student. 
In Kyoto, the cradle of Japanese art and culture, I became part of 
the school’s graphic art community. The graphic art department 
alone occupied three floors in one of the buildings.  As I entered 
the serigraphy class for the first time, I felt I was in Heaven. There 
were rows of printing tables in the room, brand new silkscreens on 
the shelves, and even a dedicated drying cabinet for the screens. 
Serigraphy students had their own sensei, or teacher. Once a week 
we would sit down with a cup of coffee and some sweets to have a 
friendly chat, after which he would usually teach us something new 
about screen printing. In the end, my exchange period lasted a whole 
year. During that time, with the cicadas falling silent, cherry trees 
blossoming and the valley filling up with the heat of the approaching 
summer, I enjoyed doing serigraphy more and more every day. Often, I 
would work at the school so late that the nice old security guards would 
come and tell me to go home. On my way to my apartment through the 
quiet streets of Kyoto, the only sounds I could hear were those of the 
last train and the croaking of the frogs from the rice fields. I had found 
the perfect medium for my art. The end result was beginning to take 
shape. The print had a clear direction, but it wasn’t ready yet. 

Y (yellow) 

During the process, there often comes a period of hesitation. The 
overall picture is not yet clear, and one starts to question one’s choices. 
The third year was spent largely reading art books and contemplating 
the role of serigraphy as a medium of contemporary art. The crucial 
question was whether art was necessary. In serigraphy, when you print 

the colours on top of each other, the alignment of the screen is key. 
Maybe the third alignment was just more challenging than the previous 
ones. 

K (black) 

In four-colour, or CMYK, printing, the letter K stands for black, 
although it is called not black but key. During my final year, I 
rediscovered the meaningfulness of art and all the hesitation was 
left behind. The printmaking facilities at the school are small but 
comfortable. The large windows display the changing seasons in all 
their splendour, making natural light an essential part of the classroom. 
I am currently in the process of screen printing my thesis work and I 
look forward to our last exhibition together. The intensity of the black 
brings the other colours on the paper alive and I know: I’m ready. 

 

A new process can now begin. 

 

  

In conclusion 
(Sara Manninen & Jone Mutka) 

We both feel that there is still room for renewal in contemporary 
graphic art, although the medium, which relies heavily on tradition, 
has begun to embrace new approaches as well. There is no need to 
abandon tradition: it can serve as a basis for the extended field of 
modern graphic art. 

Our discussions on graphic art and printmaking have been pivotal 
for our work. While we move on to a new phase in our lives, we will 
continue to collaborate because we share an interest in art history 
and contemporary graphic art. We feel in general that support from 
colleagues is crucial in our individualistic profession. 

It remains to be seen how our lives will go on as we become members in 
a new community. The community of printmakers. 
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Jenni Hiltunen 

Jenni Hiltunen, Girl with Stripes, Oil in canvas, 210 cm x 190 cm (82, 68 in x 74,8 in), 2016.

jenni@jennihiltunen.com Opiskelin Turun Taideakatemiassa vuosina 2000–2004. Pääsin 
Taideakatemiaan suoraan Savonlinnan taidelukiosta, ja minulle oli 
silloin hyvin epäselvää, mitä haluaisin elämässäni tehdä. Opiskelin 
Turussa taidegrafiikkaa, mutta myös maalaaminen ja video 
kiinnostivat minua. Vietin aikaani paljon valokuvapuolella, ja aloin 
käyttää valokuvaa omien teosteni lähtökohtana. Taideakatemiassa 
kannustettiin kokeilemaan erilaisia työskentelymetodeja ja korostettiin 
jatkuvan oppimisen ja keskeneräisyyden merkitystä. Tämä on yksi 
tärkeimmistä asioista, joita olen taidekouluista omaksunut.  

Taideakatemian jälkeen jatkoin opiskelua Kuvataideakatemiassa, 
ja valmistuin taiteen maisteriksi vuonna 2007. Kuvataideakatemian 
aikana kiinnostus maalaamista kohtaan vahvistui, ja koulun jälkeen olen 
työskennellyt pääasiassa maalaamalla. Olen tehnyt myös muutamia 
videoteoksia.

Taiteellista työskentelyäni on aina yhdistänyt kiinnostus 
tietynlaiseen visuaaliseen maailmaan, populaarikulttuuriin ja 
muotiin. Teoksissani käsittelen nykyajan ilmiöitä, sosiaalisen median 
muokkaamaa todellisuutta, poseerauskulttuuria ja sukupuoli- ja 
identiteettikysymyksiä. Taiteen tekemisestä on tullut tärkeä tapa 
ajatella ja hahmottaa maailmaa, enkä enää voisi kuvitella tekeväni 
mitään muuta.

 

I studied in Turku Arts Academy in 2000–2004. I was accepted to Arts 
Academy straight from Savonlinna Senior Secondary School of Art 
and it was then very unclear to me what I would want to do in my life. 
I studied art graphics in Turku but I was also interested in painting and 
video. I spent a lot of my time on the photography side and I started 
to use photographs as the starting point for my own work. At Arts 
Academy, I was encouraged to experiment with various work methods 
and the significance of continuous learning and incompleteness was 
being emphasised. This is one of the most important things I have 
absorbed from art schools.  

After Arts Academy, I continued studies at the Academy of Fine Arts, 
and I graduated as a Master of Arts in 2007. During the Academy of 
Fine Arts, my interest in painting got stronger and after school I have 
mainly painted. I have also done a few video pieces.

My artistic working has always involved the interest in a certain kind of 
a visual world, the popular culture and fashion. In my works, I deal with 
the modern phenomena, the reality shaped by social media, posing 
culture and gender and identity questions. Making art has become an 
important way of thinking and perceiving the world, and I no longer 
could imagine doing anything else.



Maalauksissani ja piirustuksissani esiintyvistä kasvoista ja hahmoista 
voi huokua kaipuu tulla nähdyksi. Ne voivat antaa voimaa tai esiintyä 
vaikeasti lähestyttävinä, piittaamattomina ja jopa ilkikurisina hirviöinä. 
Niitä yhdistävänä tekijänä on kohtaaminen ja pyrkimys dialogiin 
katsojan kanssa. 

Aloittaessani opiskelun Taideakatemiassa (2004) olin nuori ja 
halusin vain keskittyä maalaamiseen. Silloin pidin kuvataiteilijoita 
jollain tavalla yhteiskunnasta erillisinä, yksittäisinä ja ehkä jopa 

Marié Johnsson
mariejohnsson1984@gmail.com väärinymmärrettyinäkin tekijöinä. Koen edelleen, että taiteen 

tekemiseni koostuu hyvin itsenäisestä prosessista. Samalla minulle 
on kuitenkin ajan myötä syntynyt myös vahva kiinnostus yhteistyön 
tekemiseen sekä siihen, miten luovuus ilmenee ihmisten välisissä 
kohtaamisissa. Osallistavissa taideprojekteissa tai taidetyöpajoissa 
taiteilijan roolina voi olla oman taiteen luomisen sijaan kohderyhmän 
teosten mahdollistaminen ja niiden esille tuominen. On kaunista ja 
arvokasta seurata, mitä kaikkea taiteen tekeminen voi olla ja mitä se 
voi antaa eri ryhmille yhteiskunnassa. 

Tärkeimpiä asioita, joita opin Taideakatemiassa opiskeluni aikana, 
olivat piirtäminen, maalaaminen, kyseenalaistaminen ja pohtiminen 
sekä eri näkökulmien esille tuominen. Tärkeintä, mitä olen oppinut 
opiskeluni jälkeen, on puolestaan, että se miten asiat toimivat 
sommitellusti yhdessä ja ovat olemassa suhteessa toinen toisiinsa, ei 
päde ainoastaan piirtämiseen tai rajoitu vain kuvan tekoon, vaan on 
kokonainen tapa ajatella, nähdä ja miksei myös kohdata. Koen, että 
ihmisten kohtaamisessa ja maalaamisessa on samankaltaisuutta, kun 
ei aina ennalta tiedä, mitä siitä syntyy.

The faces and human shapes that appear in my paintings and drawings 
may exude a longing to be seen. They may give you strength or appear 
as difficult to approach, reckless and even mischievous monsters. What 
connects them all is the encounter and the quest for dialogue with the 
viewer. 

When I started my studies at the Art Academy in 2004, I was young and 
just wanted to focus on painting. At that time, I saw artists as somehow 
separate and isolated from the rest of society – people who were 
not properly understood. I still feel that my art is the result of a very 
independent process. At the same time, however, I have developed a 
strong interest in collaboration and in the ways creativity is manifested 
in encounters between people. In participatory art projects or art 
workshops, the role of the artist may be, instead of creating his or her 
own art, to facilitate and present art created by the target group. It is 
beautiful and valuable to observe what art can be and what it can give 
to different groups in society. 

The most important things I learned at the Art Academy during my 
studies were drawing, painting, questioning and reflection, as well as 
bringing to light different points of view. The most important thing 
I have learned after my studies is that how things work together in 
a well-thought-out composition and exist in relation to each other 
applies not only to drawing and is not limited to image-making, but is 
actually a way of thinking, seeing and why not also encountering. I feel 
that there is similarity between painting and encountering people, as 
you never know what the outcome will be.

Marié Johansson, nimetön, akryylimaalus, 27 cm x 36 cm, 2018.



Liu’un mielessäni 1990-luvun alkuun. Makaamme Tellen huoneen 
sängyllä ja piirrämme, maalaamme ja puhumme taiteesta. Kissani sai 
nimekseen Vinski, van Goghin mukaan. Jo lukiovuosina tiesin, että 
minusta tulee taiteilija. Sitä ennen halusin kuitenkin luoda elämäni 
maaseudulle.

Turun ammattikorkeakoulun Taideakatemiassa olen opiskellut vuosina 
2007–2017. Kaikki opintoni ovat olleet aikuisopintoja, ja täten olen 
suorittanut suurimman osan opinnoistani etänä. Ei ehkä helpoin 
mahdollinen vaihtoehto, mutta minulle kuitenkin ainoa mahdollinen 
tie.

Minulle taiteessa ja elämässä on aina ollut tärkeää auttaminen, 
vaikuttaminen, keskustelut ja uusien näkökulmien löytyminen. Olinkin 
innoissani lähtiessäni vuonna 2007 opiskelemaan Turkuun yhteisö- ja 
ympäristötaiteita. Tunsin tulevani kotiin. Tätä varten minä olen tässä 
maailmassa. Pystyin opintojeni myötä yhdistämään elämäni eri osa-
alueiden vahvuudet.

Olin ensimmäisten joukossa opiskellessani kuvataiteilijan AMK-
tutkintoa aikuisopintojen muodossa vuonna 2009. Näistä opinnoista 
käteeni tarttui valokuvan käyttö kuvataiteilijan työssäni.

Katja Juhola 
www.katjajuhola.fi 
www.juholanpuutarha.fi 
www.bluesman.fi

Daniel Fuss vuoden 2018 ISEAS-symposiumista, ks. www.iseasfinland.com.

Aloittaessani 2016 kulttuurialan (soveltavan taiteen) ylemmän 
ammattikorkeakoulututkinnon tuli taiteen tutkimuksen tekemisestä 
minulle intohimon kohde. Jälleen kerran yhdistin taiteessani elämäni 
vahvuusalueita luodessani kansainvälisen yhteisötaiteen symposiumin. 
Taideakatemia tuki pyrkimyksiäni taiteen tutkimuksen pariin 
kannustavalla ilmapiirillä: Oppia voi vaikka aidanseipäästä, jos on 
oppivainen mieli!

Tällä hetkellä olen väitöskirjatutkijana Lapin yliopiston taiteiden 
tiedekunnassa. Jatko-opintoni ovat selkeä jatkumo opinnoilleni Turun 
ammattikorkeakoulun Taideakatemiasta.

In my mind, I return to the early 1990s. We are lying on the bed in 
Telle’s room. We are drawing, painting and talking about art. My cat 
is called Vinski, a Finnish variant of Vincent, after Vincent van Gogh. 
Already in high school I knew I was going to be an artist. Before that, 
however, I wanted to go to live in the countryside. 

I studied at the Arts Academy of Turku University of Applied Sciences 
in 2007–2017. I did all my studies in the adult education programme, 
most of it remotely. Perhaps not the easiest way, but for me, the only 
possible way. 

Helping others, activism, discussing and finding new perspectives have 
always been important to me both in art and life. Therefore, I was 
excited to start my community and environmental arts studies in Turku 
in 2007. I felt I was coming home. This is why I exist in this world. With 
my studies, I was able to combine the strengths of the different aspects 
of my life. 

I was among the first to study in the adult education programme for 
the Bachelor’s degree in 2009. These studies left me with the skill of 
using photography in my work as an artist. 

When I started my Master’s degree studies in 2016 in the field of 
applied arts, doing arts research became a veritable passion for me. 
Once again, I combined my different strengths in my art when I created 
an international community art symposium. The Arts Academy 
supported my research endeavours by providing an encouraging 
atmosphere: if you have an inquisitive mind, you can learn from 
anything and everything! 

At the moment, I am a doctoral researcher at the University of Lapland 
Faculty of Art and Design. My postgraduate studies are a natural 
continuation of my studies at the Arts Academy of Turku University of 
Applied Sciences.



Voin yhä kuulla sen äänen korvissani. Postiluukku kolahti lujaa, ja 
jotain painavaa putosi eteisen lattialle. Tiesin heti, mitä se tarkoitti: 
sinä vuonna sain viimein Taideakatemialta paksun kirjekuoren ja tulin 
hyväksytyksi valokuvataiteen opiskelijaksi. Olin yrittänyt sisään kolme 
kertaa, jokaisen hylkäyksen jälkeen määrätietoisesti harjoitellen 
ja odotuksia kasvattaen. Paksu kirje ei ollut vain avainlippu uuteen 
kouluun, vaan myös symbolinen hyväksyntä pitkään omillaan tehdylle 
taidetyölle.

Ensimmäinen opiskeluvuosi meni onnellisen utuisessa tilassa: 
luokkakaverit olivat samanhenkisiä, ja elämäni pyöri nyt 
yliopistokirjojen sijaan taiteen ympärillä. Vaikka arki koitti myös 
taiteen opiskelussa, jokainen vuosi Taideakatemiassa piti sisällään 
elämyksiä, joita nyt pidän kallisarvoisina: kesätyö kansainvälisessä 
taiteilijaresidenssissä keskellä maaseutua, opiskelijavaihto ihanassa 
Dublinissa ja opinnäytetyönäyttely Turun taidemuseon Studiossa. 
Viimeisenä vuonna olotila oli jälleen utuisen onnellinen, kun 
kiinnostukseni kulttuurihistoriaan, valokuvaan ja feministiseen 
kuvatutkimukseen löysivät hysteria-teemasta yhteisen muodon.

Taideakatemian jälkeen palasin myös uudella energialla yliopistoon 
ja valmistuin filosofian maisteriksi. Graduni sai aiheensa taiteellisesta 
opinnäytetyöstäni ja nykyinen taiteellinen työskentelyni gradustani. 

Taideakatemiaan pääseminen lopetti jatkuvan hakemusprosessissa 
elämisen ja antoi neljän vuoden turvatun tilan omien taiteellisten 
näkemysten etsimiselle ja kehittämiselle. Valmistuneen taiteilijan arki 
on kuitenkin yhä erilaisiin hakuprosesseihin tunteella investoimista. 

Johanna Naukkarinen 
www.johannanaukkarinen.com 

Teaching Photography with Hysterics, 2019.

Lattialle putoavan paksun kirjeen sijaan kuulen sähköpostin äänen, 
joka syntyy sinne putoilevien hyväksymis- ja hylkäyskirjeiden 
vuorottelusta. Hakeminen ja hyväksytyksi tai hylätyksi tulemisen 
teemat ovat läsnä taiteilijuudessa jatkuvasti. Taideakatemia on 
kuitenkin antanut vahvan pohjan oman taiteellisen itsetuntemuksen 
rakentamiseen, kasvattanut etsimään omaa yksilöllistä suuntaansa ja 
tavoittelemaan ammattilaisuutta, jossa hyväksynnän saaminen ei ole 
enää niin oleellista.

I still remember the sound. The mail slot made a loud noise and 
something heavy fell on the hall floor. I immediately knew what it 
meant: I had finally received a thick envelope from the Arts Academy 
and was accepted to study art photography. I had applied three times, 
practicing hard after each rejection and raising my expectations. The 
thick envelope was not only my ticket to art studies, but also a symbolic 
recognition of the work I had been doing on my own for such a long 
time. 

During the first year, I was in a sort of happy haze: the classmates 
were like-minded, and my life was now centred around art, instead of 
university textbooks. Even though the first exultation soon wore off, 
each year at the Arts Academy brought with it experiences that I now 
consider invaluable: a summer job at an international artists’ residence 
in the countryside, student exchange in wonderful Dublin and the 
thesis exhibition at Turku Art Museum’s Studio. In my final year, I once 
again returned to the happy haze when my interests, namely, cultural 
history, photography and feminist image studies, found a common 
manifestation in the hysteria theme. 

After my studies at the Arts Academy, I returned to the university with 
new energy and completed my Master’s degree. My university Master’s 
thesis took inspiration from my artistic thesis work, and my artistic 
work today has been inspired by my Master’s thesis. 

The acceptance in the Arts Academy marked an end to my living in a 
continuous application process and provided me with a secured four-
year space in which to find and develop my artistic vision. However, the 
everyday life of a graduated artist is by no means void of application 
processes, into which she must put her heart and soul. Instead of the 
sound made by a thick envelope dropping on the floor, I hear the email 
notification sound as the letters of acceptance and rejection arrive. 
The themes of application, acceptance and rejection are ever present 
in an artist’s life. However, the Arts Academy has given me a strong 
foundation on which to build my artistic self-knowledge. It has also 
encouraged me to find my own direction as an individual and strive for 
professionalism where acceptance by others no longer plays such an 
important part.
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Ihminen on sana, joka kuvastaa sitä ihmettä, joka olet

Piirrän. Improvisoin. Ääntelen. Maalaan sanoilla. Teen keksintöjä. Teen 
kuvakollaaseja ja esineitä. Teen tilallisia asetelmia. Otan valokuvia.

Tutkin taidetta, materiaaleja, esineitä ja tilaa. Tutkin itseäni, ihmistä, 
uskomuksia ja todellisuutta.

Olen kiinnostunut ideoista ja käsitetaiteesta. Olen kiinnostunut mielen 
ja vartalon tiloista. Olen kiinnostunut avarasta tilasta ja tyhjyydestä. 
Olen kiinnostunut maataiteesta.

Taide on sekä peili että ovi. Taiteen tulee inspiroida. Se on hetkessä ja 
kytköksissä tänne, maahan.

Katsoin silloin vuoden ikäistä tytärtäni syvälle silmiin ja havahduin 
voimakkaaseen tunteeseen, että näen tulevaisuuteen.

Human is a word that describes the miracle that you are

I draw. I improvise. I make sounds. I paint with words. I make 
inventions. I make photocollages and objects. I make installations. I 
take photographs.

I explore art, materials, objects and space. I observe myself, people, 
beliefs and reality.

I’m fascinated by ideas and conceptual art. I’m fascinated by the mind 
and the human body. I’m fascinated by vast space and emptiness. I’m 
fascinated about land art.

Art is a mirror and a door. Art should inspire. It’s in the moment and 
connected here, on earth.

Gazing in to the eyes of my then one-year-old daughter, I awoke to a 
strong emotion that I was looking in to the future.

Osakuva installaatiosta Kaikki, maata kankalla, 500 mm x 300 mm, 2018.

Mikko Halmesmaa
mikko.halmesmaa@luukku.com



Olen ajatusteni keskuudessa kuin risteilevässä väkimassassa. Kun 
katson vierustoveriani, huomaan sen olevan minä. Loputon massa 
yksinpuhelua käyviä peilikuviani. Kuin hikisessä festariyleisössä.

Psyyke, ilmasto, keho, politiikka, materiaali. Ajatusjärkäleitä ja 
hokemia. Pakotan itseni tähän hetkeen ja lakkaan ohjaamasta 
lukemattomia kehojani. Niiden äänet kokoontuvat yhdeksi suureksi 
massaksi, missä ne seuraavat toisiaan ristiin ja päällekkäin saaden 
luvan muodostaa uusia asiayhteyksiä kaoottisesti ja erottelematta. 
Kuinka onkaan mahdollista ajatella yhtäaikaisesti niin monin tavoin: 
päällekkäisesti, ymmärtämättömästi, keholla, mielellä, läheltä ja 
etäältä.

Meditaation harjoittaminen on ollut avainasemassa taiteellisissa 
prosesseissani. Etsin taiteellisen työni kautta rauhaa ihmisyyden 
ristiriitaisuudesta, kiehtovaa outoutta ja kokonaisvaltaista 
ykseyttä.

Taidettani määrittää viehätys kontrastikkaisiin ristiriitoihin ja 
dramatiikkaan. Harkittu jälki kohtaa vastavoimia yhdistyen materiaalin 
hallitsemattomuuteen, arvaamattomiin yhdistelmiin ja taiteellisiin 
tekoihin tuhota ja pyrkiä vapaaksi. Kun teko pääsee täysin vapaaksi, se 
muuttuu veistoksesta performanssiksi. Performatiivinen työskentely 
on paljolti oman haavoittuvuuteni työstämistä, kuinka kehoni otetaan 
vastaan ja minkälaisia mahdollisuuksia tällä tuntevalla kudosmassalla 
on olla läsnä.

Työstän opinnäytetyössäni yhteistyönä performanssia, jossa ihmisen 
keho yhdistyy veistokseen köyden välityksellä. Käytän performanssissa 
välineenäni sidontaa, jonka perinne löytyy japanilaisesta eroottisesta 
sidontataiteesta: kinbakusta. Sidonnassa taiteellisesti kiinnostavaa 
on luottamussiteiden ilmentyminen, kommunikaatio ja läsnäolo 
kärsimyksessä.

I’m in the middle of my thoughts like in a crowd of people. When I 
glance who’s next to me I notice, it’s me. An endless amount of my 
reflections talking to themselves, like in a sweaty festival crowd.

Psyche, climate, body, politics, material – heavy thoughts repeating. I 
force myself in to this moment and stop controlling my multiple bodies. 
Voices of them gather into one big mass, following and crossing freely 
and chaotically, forming new meanings. How is it possible to think in 
such many ways; thoughts on top of thoughts, unknowingly, with the 
body and mind, from far and close.

Laura Halonen

Performanssi, prosessikuva, 2019.

lhalonen46@gmail.com

Meditation has been a key to my artistic way of thinking. Through my 
artistic work, I have been trying to find peace with conflicted humanity, 
intriguing oddities and oneness.

I’m attracted to contrasts and conflicts. Stable impressions encounter 
opposite forces of uncontrolled and surprising artistic acts of 
destruction and ways to get free. When an act gets totally free it turns 
from a sculpture into a performance. Performing arts are bodily ways 
of exploring vulnerabilities and the possibilities of being present with 
my body.

I am working on a collaborative performance where I use rope to 
combine a sculpture to a human body. I use rope bondage as a medium 
in the work that traces back to Japanese erotic rope bondage; kinbaku. 
I find trust, communication and being present as very interesting 
phenomena in bondage.



Minua kiehtovat luonto, onkalot, vyyhdit, ystävyydet, kytkökset, 
tunteet, yhteydet, tunne yhteyden puuttumisesta, puutumisesta, 
umpeen luutumisesta ja uusiutumisesta - muutos, epämääräisyys, 
ajasta oirehdinta, trendikkäät dystopiat ja toiveikkaat utopiat. 

Olen kollaboraatiohakuinen leikkisä tosikko. Työskentelen tällä hetkellä 
lähinnä tekstiilitaiteen ja installaatioiden parissa haus de pnojekt 
-kollektiivissa Rita Vaalin kanssa. Kudon, virkkaan, ompelen, rakennan 
ja muovailen. Luistelen eri tekniikoiden välillä etsiessäni jokaiselle 
ideanpoikaselle sopivinta konkretiaan saattamisen tapaa. Olen 
kiinnostunut perinteisistä ja aikaa vievistä käsityötekniikoista, sekä 
niiden opettelemisesta että väärinkäytöstä.

I’m fascinated by the nature, friendships, feelings and connections – 
change, vagueness, trendy dystopias and hopeful utopias.

I’m a playful and serious collaboration seeker at the moment mostly 
working with textile art and installations as haus de pnojekt collective 
with Rita Vaali. I weave, crochet, sew, build and mold. I slide between 
different techniques as searching the most suitable one for each idea. 
I’m interested in traditional and time-consuming crafts, both learning 
and misusing them.

anni.haunia@gmail.com
https://annihaunia.tumblr.com/
https://haus-de-pnojekt.tumblr.com/

Anni Haunia

Kuva: Anni Haunia.



Too Glam to Give a Dam

Teokseni tutkivat muotokuvamaalausta ja tilallisuutta, 
henkilökuvia nykyajassa sekä kristallikruunujen estetiikkaa 
pohtivia interiöörejä.

Taiteellisessa työskentelyssä lähestyn aiheita inhimillisestä 
näkökulmasta. Teoksissani käsittelen valtasuhteita, yhteiskunnallisia 
eroja ja rooleja sekä elementtejä, jotka kuvaavat ympärillämme 
elitismiä tai statusta.

Henkilökuvissa tarkastelen eri aikakausien heijastumia ajassa, vintage- 
tyylisten potrettien ja nykyajan kuvakulttuurin ilmentymiä, murrosta.

Lähtökohtana kerronnalle ovat tyylisuuntien historian kerrostumat, 
karismaattiset myytit sekä mielikuvat. Lainauksia ikonimaisista 
glamouria kuvaavista elementeistä.

”Taide on aina elitismiä” 
Otso Kantokorpi

My work examines portraits and opportunity, contemporary profiles 
and the aesthetics of crystal chandeliers set in an introspective staging.

The subject matter is approached from a very human perspective. 
In my works, I examine power, societal differences and orders. 
The examination is sharpened with elements describing elitism 
and status in our society.

I examine the phenomenon, changes found in vintage-style portraits 
and contemporary imagery within the backdrop of a timely era. The 
starting point for each narrative is the overlapping stylistic layers, 
charismatic myths and symbolism in each era, referencing some 
elements depicting glamour.

“Art is always elitism” 
Otso Kantokorpi

Rosa Helin 
www.rosahelin.com 
rosamhelin@gmail.com 
instagram.com / rosa.helin

Too Glam to give a Dam, akryyli, hiili, mineraali ja lyöntimetalli kankaalle, 150 cm x 190 cm, 2019.



Tähystys

Voimakas, lämmin tuulen puuska. 
Vehreä kukkula, 
jolle omakotitaloalueelta villiintynyt pihanurmi. 
Kokoonnuimme tuolloin usein noille kukkuloille.  
Meillä oli jo sen verran ikää, että ymmärsimme sen olevan äänivallina 
tuolle moottoritielle.  
Mutta olimme niin köyhiä, että osasimme kuvitella sen Rivieiran 
rantakukkuloiksi.  
Se oli talvisin niin erilainen.

Nyt haaveilimme minne ihmiset matkasivat autot niin täyteen 
survottuna uimapatjoja, ettei vanhemmat nähneet ajaa sinne etelän 
rannalle joka oikeasti oli saavuttamattomissa. 

Oli niin kesä, ettemme malttaneet olla kuvittelematta, miten tuon 
horisontin Fata Morganamainen väreily kertoi itseasiassa aivan juuri ja 
juuri näkymättömissä häämöttävästä trooppisesta laguunista. 

Toisinaan patikoimme luvatta rannalle jonne kesti niin kauan, että 
unohduimme muihin leikkeihin. Toisinaan lohduttoman pienistä 
jaloistamme loppui tyystin voimat ja rannan tavoittamattomuus tuntui 
lopulliselta. En oikeastaan koskaan kuitenkaan ikävöinyt seikkailuiltani 
kotiin. 

 
Äitini oli kyllä aina mielessäni enkä halunnut häntä liikaa huolestuttaa. 
Muiden jo kääntäessä kurssiaan jäin vielä tähystämään kaukaisen 
ostoskeskuksen pihassa tuolle rannalle.

Minun täytyi ratkaista miten jopa bensa-aseman värit olivat niin 
kauniin rantahiekkaiset eikä itse rantaa näkynyt lähimainkaan. 
Miten se saattoi olla aistittavissa. Kaikki muutkin aistivat sen aiemmin 
paljon kauempaa.

An intense, warm gust of wind. 
A green hill, 
where the grass has grown wildly from the neighborhood. 
We used to gather around those hills. 
We were old enough to realize 
that they were just sound barriers to that highway. 
But we were so poor that we were capable of imagining those hills as 
Rivieira’s beach hills. 
It was so different in the winter. The playground hill.

Now we dreamed about where people travelled to, their cars so packed 
with air mattresses that the parents couldn’t see forward while driving 
to that southern beach, which really was unreachable.

It was such a heat that we couldn’t help ourselves imagining 
how the Fata Morgana like heat haze actually told about a tropical 
lagoon that was lingering barely out of sight.

Every once in a while we hiked to the beach without permission.  
It took so long that we got distracted by other plays. 
And every now and then our poor tiny legs didn’t have the strength that 
it would take, and the beach felt definitely unreachable. Nevertheless I 
didn’t long home from my adventures.

My mother was always on my mind. I didn’t want to worry her too 
much. When the others changed their course, I stayed for a while on 
the look-out for that secret beach on the shopping center’s parking lot. 
I had to figure out how even the gas station’s colors where so pleasingly 
sand-like although the beach wasn’t anywhere nearby. How I was able 
to sense it. And the others were able to sense it from farther away 
before, too.

Mikko-Pekka Hyvärinen
mikkopekkahyvarinen@gmail.com

Tähystys II, öljyväri vanerille, 120 cm x 90 cm, 2018.



Olen ihminen.

Ihmisyyden olemuksellisuus, kokeminen ja sen käyttäytymisen 
tarkkailu täyttävät mieleni herättäen jatkuvasti kysymyksenasetteluja. 
Ihminen suhteessa toiseen. Ihminen suhteessa itseensä. Ihminen 
suhteessa ympäristöönsä, niin rakentamaansa kuin itsestään 
rakentuneeseen.

Jatkuva kysyminen ja asioiden kyseenalaistaminen ovat vaikeita 
taitolajeja ja varmasti aikaansaaneet ajallisuudessa paljon 
päänvaivaa yksilöille. Niin minullekin. Kuinka toimia hyvin 
kanssaolennoilleen, ympäristölleen ja – niin, itseään kohtaan. Missä 
kulkevat rajat vastuunkantamiseen ja solidaarisuuteen suhteessa 
välinpitämättömyyteen. Ja missä kohtaa ihminen lamaannuttaa 
itsensä liiallisella pohdinnallaan.

I am a human being. 

The essence of humanity, how it is experienced and observed fill my 
mind, constantly raising questions. A person in relation to another. A 
person in relation to  herself. A person in relation to her environment, 
both man-made and naturally occurring. 

Continuous questioning of things is not an easy task and has probably 
caused a lot of headache for people through time. As indeed it has for 
me. How to do good to your fellow human beings, the environment and 
yourself? Where are the boundaries of responsibility and solidarity in 
relation to indifference? And at which point does one paralyze oneself 
with excessive reflection?

Kaisa Lempinen
www.kaisalempinen.com

Käsitelty monotypiaprintti vuodelta 2019.



Olen kasvanut perheessä, jossa on tuettu luovaa itseilmaisua ja 
kannustettu käsillä tekemiseen.  Minulle on annettu maalia, liitua, 
kartonkia ja muovailtavaa samalla tavalla kuin vanhemmalle 
siskollenikin, vaikka silloin en osannut vielä edes puhua tai kävellä. 
Luova tekeminen on aina siitä lähtien lisännyt yhteenkuuluvuuden 
tunnetta sekä tuonut kokemuksen että minut kuullaan ja nähdään. 
Olen oppinut varhain, että erilaiset taiteenalat ovat väylä ymmärtää 
ihmisenä olemisen kokemusta sekä käsitellä tunteita ja tapahtumia, 
joita en muuten osaisi kuvailla. Ne ovat vahvistaneet voimavarojani ja 
itseymmärrystäni sekä tuoneet voimaantumisen kokemuksia. Taide, 
jota teen, lähtee hyvinvointia vahvistavista, positiivisen psykologian 
teemoista ja toiminnasta käsin.

Herkistyminen käsiteltävälle teemalle on ollut tärkeämpää kuin 
teokselle valikoitunut tekniikka. Olen mennyt mielenkiinto edellä 
kohti niitä materiaaleja ja tekemisen tapoja, jotka tuntuvat kiehtovilta 
ja jotka tuovat parhaiten esille teoksen takana kulkevan idean. Olen 
usein käsitellyt aiheita, jotka tuntuvat raskailta, ongelmallisilta 
ja uuvuttavilta, mutta tekemisen kautta nämä tuntemukset ovat 
muodostuneet kevyemmiksi, selkeämmiksi ja ymmärrettävämmiksi. 
Ihmisenä olemisen kollektiivinen kokemus sekä kehon, mielen ja 
ympäristön välinen tietoinen ja tiedostamaton suhde kulkevat 
usein teosteni selkärankana. Pyrin tekemään hämmentävistä ja 
epämieluisista tuntemuksista visuaalisesti miellyttävää ja kaunista, 
sillä haluan luoda inhimilliselle kokemukselle helposti lähestyttävän 
ulkomuodon. 

I grew up in a family where creative self-expression and handcrafts 
were encouraged. Even though I was too young to form words yet 
alone walk, I was given the same things to play with as my older sister 
was: paint, chalk, paper, and clay. Creatively starting at such a young 
age has increased my feeling of togetherness, bringing forth an 
experience of being seen and heard. I’ve learned early on that different 
kinds of art lead to a path of understanding the human existence and 
allow me to express emotions and events that I wouldn’t otherwise 
know how to describe. They have not only strengthened my resources, 
but have also brought self-understanding and empowerment. The art 
that I do, originates from my drive to strengthen wellbeing and thus 
centers around the theme and act of positive psychology. 

Sensitivity to the theme that I am dealing with is more important than 
the actual technique. This is why I am driven towards materials and 
the ways of doing, which have felt fascinating and which have brought 

Prosessikuva opinnäytetyöstä, 2019.

Emilia Linnavuori
emilialinnavuori.com
emilia.linnavuori@gmail.com
instagram: emlivu

Disconnected, sarjasta Relations between humans, digitaalinen piirrustus,21 cm x 14,8 cm, 2018.

forward the idea behind the piece. Many times I’ve been discoursing 
subjects which seem to be heavy, problematic and exhausting. By 
working through these subjects has molded more light, clarity and 
easiness to understanding the theme. The collective experience of 
existing as a human being and the conscious and unconscious relations 
between mind, body and environment have been at the core of my 
artwork. The core of my art is the endeavor to transform confusing 
feelings into beautiful artworks and the wish to create visually 
appealing facades for the human experience. My endeavor is to make 
confusing feelings into beautiful art because I want to create visually 
appealing appearance for a negative but human experience.



”Möngin maalin läpi.

Sanojen liejusta löytyy vanha raunio

jossa asuu muinainen totuus.

Anna minun olla sivellin.”

Päiväkirjamerkintä 16.3.2018

Näin jokin aikaa sitten unen, missä kuulin lauseen: Taiteilijan tehtävä 
on tuoda näkyville se, mitä muu maailma on unohtanut. Olen tutkija, 
havaitsija, seikkailija, kokeilija ja keksijä. Haluan nähdä maailman 
pohjalle. Taide on verbi, ja luotan siihen, että jossain vaiheessa se 
tapahtuu. Tärkeää on päästä irti, puskea siihen rajalle, kun ei enää osaa. 
Rocklaulaja Bonon sanoin: Jos tulee mikrofonin eteen valmiin melodian 
kanssa, se on kaikki mitä tulee saamaan levylle. 

 

”I crawled through the paint.

In the mud of the words an old ruin is found

where lives the ancient truth.Let me be a brush.”

Diary note 16 March, 2018

A while ago I had a dream where a voice said to me: ”The mission of an 
artist is to bring to light things that the world has forgotten.” I am an 
observer, an adventurer, an investigator, and an inventor. I want to see 
the bottom of the world. Art is a verb and I trust that it will just happen 
in some point. The most important thing is to let go, push to the limit 
where I do not know how to do anymore. The rock singer Bono has 
once said: ”You can come to the microphone with a ready melody and 
that is all you will get in the record.”

tiina.majabacka@outlook.com
Tiina Majabacka

Performanssi Turun taidemuseossa, kuva: Niina Pietarinen, 2019.



Taidegrafiikka on päämediumini, ja työskentely merkitsee minulle 
ajattelua käsillä. Teokseni kehkeytyvät ajan kanssa. En yleensä 
heitä pois epäonnistuneitakaan vedoksia, sillä monesti ei-toivotussa 
lopputuloksessa piilee kiinnostavia toisin näkemisen mahdollisuuksia.

Kun idea jalostuu ja käy läpi erilaisia kuvan tuottamisen 
tapoja, prosessissa tapahtuu aina jonkinlaisia nyrjähdyksiä ja 
merkityssisältöjen muutoksia. Erilaisten pintojen avulla tuotetut 
kuvat voidaan saattaa keskenään kiinnostaviin keskusteluyhteyksiin. 
Jokaisella herkällä vastaanottavalla pinnalla on oma tapansa puhua 
kuvallisuudesta.

Olen kiinnostunut lopputulemasta, jossa tekoprosessi ja siitä seurannut 
teos ovat näkyvissä limittäin. Tällainen itsetietoisen teoksen idea on 
mielestäni kiehtova.

My main medium is printmaking and I work by thinking with my hands. 
My works take a lot of time to develop. I don’t usually throw away 
failed prints, because often in an undesired outcome lies an interesting 
opportunity to see otherwise.

When an idea of a picture is refined and undergoes different means of 
development, there are always some kinds of twists and changes in the 
meaning present within the process. Pictures produced with different 
surfaces can be brought into interesting conversations with each other. 
Every delicate receiving surface has its own way of discussing visuality.

I am interested in an outcome where the process and the produced 
work overlap. This kind of self-conscious work is an intriguing idea.

Sara Manninen
sara.iida.eveliina@gmail.com

Prosessikuva, fotopolymeeri, kuva: Sara Manninen, 2019.



I’ve loved Ridge my entire life. We’ve moved heaven and earth to try to 
be together. And it’s going to happen for us. It has to.

— Brooke Logan

Taidehistoria, japanilainen populaarikulttuuri, digitaalisuus ja 
mehukkaat saippuasarjat kietoutuvat taiteessani yhteen. Todellista 
ja fiktiota yhdistelevissä teoksissa korkeakulttuurin rajat häilyvät 
populaarikulttuurin vahvojen vaikutteiden seurauksena.

Työskentelen pääsääntöisesti serigrafialla. Vanhentunut 
painotuotannon hylkäämä tekniikka on kaikessa rajallisuudessaan 
minua taidegraafikkona kiehtova media. Se mahdollistaa 
digitalisaation aikana kuvien tuomisen osaksi todellisuutta fyysisen, 
kehollisen tapahtuman kautta. Seulan läpi käsin vedostettu väri 
mukailee teoksissani usein tietokoneiden ruutujen heijastamia 
pikseleitä, valokuvaa. Data ei ole enää pelkkä tiedosto tai sarja 
numeroita vaan maalikerrosten muodostama osa todellisuutta. 
CMYK-värikerrosten muodostama paperilla risteilevä rasteri ja sen 
silmälle luoma illuusio tuhansien värien kirjosta vetoaa minuun 
yksinkertaisuudessaan. Serigrafian prosessi on sääntöjensä takia 
poikkeuksetta lähes samanlainen, mutta kaikki vaiheet läpikäytyään 
valmis vedos on aina jotain uutta.

In my artistic process, I bind together elements of art history, Japanese 
pop culture, juicy soap operas and digitalisation. My work combines 
fact and fiction, blurring the line between high culture and pop culture.

For some time now, I have developed silk screen printing as my main 
artistic media. Despite all its limitations as an outdated printing 
method, it is still fascinating to me as a contemporary printmaker. In 
this peak of digitalisation, silk screening enables me to bring pictures 
from all of the monitors into reality through a physical act. The colour 
printed through silk imitates photographs and pixels reflected on 
computer screens. Data isn’t only a file or queue of numbers anymore, 
but becomes a real and touchable matter. I use CMYK colors layered 
over each other on paper to create a halftone, which gives the eye an 
illusion of a million colors unifying together. In all of its simplicity, this 
intrigues me. The physical process towards a finished silk screen print 
doesn’t often vary, but in the end every print becomes something 
completely new.

www.jonemutka.com
instagram.com / jonemutka
jone.mutka@gmail.com

Jone Mutka

Sarjasta Elämänsä loppuun asti, serigrafia, 14,8 cm x 10,5 cm, 2017.



Tutkin töissäni usein valtaa ja siihen liittyviä aihealueita. Käsittelen 
teosteni aiheita pääosin toteavasti ja ironisesti. Minua kiehtoo ihmisyys 
kaikessa karuudessaan ja sympaattisuudessaan. Työskentelyni 
alkaa mielenkiintoisen materiaalin etsimisellä. Työprosessini ovat 
hyvin materiaalilähtöisiä ja rönsyileviä. Työstän monia teoksia 
samanaikaisesti, ja tutkin prosessini kulkua. Käsillä työskentely on 
minulle fyysistä ajattelua.

In my work I often deal with power and things related to it. I deal with 
the subject areas of my works mainly with observation and irony. I am 
fascinated by humanity in all of its ruggedness and likeability. My work 
process begins with the search for interesting material. My work is very 
material-oriented and rambling. I work on many works at the same 
time and study the journey of my process. Working with my hands is 
physical thinking for me.

paakkonen.melina@gmail.com
instagram.com / melinaelisabet

Melina Paakkonen

Kuva: Melina Paakkonen.



Käveleminen on hidasta. Ratapölkyltä toiselle astuminen tuntuu 
hölmöltä hiipimiseltä. Pölkyt ovat noin viisitoista senttiä liian lähellä 
toisiaan minun askelpituudelleni. Sepelin alta pilkottaa vanha kulunut 
työhanska, kerään sen kangaskassiini. Ratanaula, kahden sentin 
paksuinen kiskon pala ja kengän pohja, nämä ovat aarteita, ja ne kaikki 
joutavat mukaani. Viereisen teollisuushallin vieressä nojaa vääntynyt 
ja ruostunut aaltopellin pala, noin metri kertaa puolitoista metriä 
kooltaan. Siirrän sen piiloon läheiseen puskaan, tulen hakemaan sen 
myöhemmin.

Työskentelen maalauksen ja installaation parissa. Molempia tehdessäni 
tutkin samaa asiaa, ihmisten jättämiä jälkiä ja materiaaleja joutomailla, 
epäpaikoissa ja julkisessa tilassa. Tällaisia ovat radanvarret, hylätyt 
teollisuusrakennukset ja autioituneet jättömaat. Kerään niistä 
materiaaleja teoksiini.

Maalaus alkaa jo pohjan rakennusvaiheessa, kulutan ja ruostutan 
ennen varsinaista maalaamista. Maalaan ja pesen pois jälkiä kerta 
toisensa jälkeen, luoden kerroksellisuuksia, jotka ovat kestäneet 
vuosia muodostua julkisen tilan pinnoissa. Installaatioissani on 
eri suuntia, vaikka ne kaikki käsittelevätkin samaa aihetta. Välillä 
rakennan suoria havaintoja paikoista, ja siirrän ne galleriatilaan. Välillä 
teokseni käsittelevät jättömaita ja niistä löytyneitä materiaaleja 
abstraktimmalla tasolla, niiden suhdetta työskentelyyni ja teoksiini 
sekä toisiin tiloihin. Installaation tekemisessä eri tilojen rinnastaminen 
toisiinsa on erityisen tärkeää.

Walking is slow. Stepping from one railway sleeper to another seems 
like foolish creeping. They are about fifteen cents too close to each 
other for my step length. An old worn work glove under is showing 
under the rocks, I collect it in my bag. A huge rail nail, a 2-centimeter 
rail piece and a shoe bottom, these are treasures and they are all 
coming with me. Nearby an industrial hall is lined with a warped and 
rusted piece of corrugated sheet, about one meter and a half meters in 
size. I move it to a nearby bush, I’ll get it later.

I work with painting and installation. When I do both, I study the same 
thing, the traces and materials left by people in wastelands, unplaces 
and public spaces. These include tracks, abandoned industrial buildings 
and deserted no-man’s lands. I’ll seek materials from them for my 
works.

mikko.paakkonen90@gmail.com
cargocollective.com / mikkopaakkonen
instagram.com / mpaakkonen

Mikko Paakkonen

Yksityiskohta teoksesta ”Put Me Up Also”, spray ja öljy metallille, 2019.

Painting starts already at the base of building a surface. I fray and 
rust the surface before the actual painting. I paint and wash off traces 
again and again, creating layers that have lasted for years to come 
on the surface of public space. In my installations, there are different 
directions, although they all deal with the same topic. Sometimes 
I create direct observations of places that I move to gallery space. 
Sometimes my work deals with no-man’s lands and the materials found 
there, at the most abstract level. Their relationship with my work as 
well as with other spaces. When making an installation, it is particularly 
important to equate different spaces with each other.



Pitkin kesää istuin bussissa ja laskeskelin pelloilla olevia peuroja. Välillä 
ajelin autoa ja teki mieli pysähtyä, mutten pysähtynyt, ja myöhemmin 
mietin, että olisinpa pysähtynyt. Toisinaan pysähdyttyäni en enää 
nähnyt sille syytä. Usein maisema oli hienompi autosta mäen päältä, 
kun pysähtyminen oli mahdotonta, kuin vähän matkaa alempaa 
bussipysäkiltä. Eikä siihen auttanut mikään. Se saattoi muutenkin olla 
vain harha, liikkeen ja valon luoma illuusio. Se säilyy mielessäni kuvan 
kaltaisena, muttei koskaan tule kuvaksi.

Throughout the summer I carelessly counted the deers on the fields 
while traveling on the bus. Now and then I drove a car and had the 
urge to stop, yet I did not. Later I wished I had stopped. Occasionally 
I did stop and saw no reason for it. The view was often better from 
uphill when pulling over was not possible, than from the bus stop down 
below. And there was no remedy for that. It could have been an illusion 
anyway. Caused by the light and the movement. It remains as a picture 
in my mind without ever actually becoming one.

https://cargocollective.com / niinapietarinen
niina.pie@gmail.com

Niina Pietarinen

Teoksesta Ettet unohda, 2018.



Prosessikuva, 2018

Ajankuva on hetkellinen ja hajoava. 
Työni on osa teknologisten laajentumien välittämää kuvallista 
jatkumoa. Loputonta ärsykettä, pirstoutuvaa informaatiota, 

kakofoniaa ja kaaosta.

Zeitgeist is temporary and degraded. 
My work is a part of transmitted pictorial momentum through 

technological expansions. Endless noise, fragmented information, 
cacophony and chaos. 

Joona Rajatie
www.cargocollective.com / jrajatie
Instagram.com / j_a-rajatieto 

Still-kuva videosta.



Hexagon D, akryyli kankaalle, 100 cm x 100 cm, kuva: Teemu Raudaskoski, 2018.

Teemu Raudaskoski

Kun spinnerin avulla teen maalauksen ytimen, pudotan syvyyspommin 
valtamereen ja annan sen räjähtää. Aallot liikkuvat kehämäisesti 
ulospäin muuttaen väriä. Alkaa muodostua eliöitä, erilaisia kasveja ja 
kukintoja. Maalin liike on siemen, josta kasvaa jotain elävää ja liikkuvaa, 
orgaanista ja palavaa. Kukat virtaavat kuin vesi. Näen monimutkaisista 
alkuaineiden jonoista muodostuneita yhdisteitä, jotka valo taittaa 
visuaaliseksi näkymäksi. Aivot tekevät niistä muotoja ja keksivät niille 
merkityksiä. Silmistäni heijastuu tuntematon galaksi.

I use the spinner to make the core of the painting, I drop the 
depth charge in the ocean and let it explode. The waves move 
circumferentially outward, changing the colour. Organisms, different 
plants and inflorescences begin to form. The movement of paint is 
a seed that grows into something vibrant and moving, organic and 
burning. Flowers flow like water. I see compounds formed of complex 
elementary queues, which light folds into a visual view. The brains 
make them into shapes and come up with meanings for them. My eyes 
are reflected in an unknown galaxy.

instagram.com / teemuraudaskoski
teemuraudaskoski.com
teemuraudaskoski@gmail.com



Mitt konstnärliga skapande utgörs utav måleri och teckning. När jag 
jobbar utgår jag ifrån visuella hjälpmedel såsom teckningar, målningar, 
filmer och minnesbilder. För mig är måleri intressant då det finns något 
i bilden att fästa sig vid. Bilderna ska tillåta åskådaren att bygga upp en 
egen uppfattning om vad som sker I bilden.

Min måleriprocess involverar mycket moment där bilden kan förändras 
totalt. På detta sätt blir även måleriet roligare, då det innebär 
problemlösning och konflikter med ens egen tankevärld. 

My work includes painting and drawing. Drawings, paintings, movies, 
and memories work as visual aid for my paintings. For me, painting is 
interesting when there is something in the picture that you as a viewer 
can attach to. The pictures should allow the viewer to create a personal 
perception of the painting’s narrative.

My painting process involves many moments when the picture 
can change drastically. This way the process of painting becomes 
entertaining as it implies problem solving and personal conflicts.

olav.johan.reuter@gmail.com
Oliver Reuter

Over & Under, öljyväri levylle, 50 cm x 35 cm, kuva: Oliver Reuter, 2018.



Stronger Bones on performatiivinen videoteos vuodelta 2015. Teos 
on kuvattu yhdellä otolla, ja se toimii pikemmin performanssin 
tallenteena kuin varsinaisena videotaiteen teoksena. Teoksessa 
mieshenkilö kaataa suuhuni ja päälleni maitoa minun istuessa 
alastomana keskellä kuvaa täysin passiivisena toimijana. Stronger 
Bones oli alkusysäys työskentelylle, jossa käsittelen seksuaalisuutta ja 
suhdettani siihen sekä sukupuolten välille rakentuneita valtakäsityksiä. 
Teoksen voi nähdä kriittisenä feministisenä kommenttina, mutta se 
on enemmänkin tutkimus puhtaasta kokemuksen merkityksestä ja 
henkilökohtaisesta suhtautumisesta toisen ihmisen toteuttamaan 
itseäni alistavaan ja nöyryyttävään toimintaan.

Haluan viedä omien reaktioideni ja rajojeni tutkimusta eteenpäin. 
En näe teoksieni pohjalla varsinaisia argumentteja enkä teesejä, 
vaikka ne voi myös halutessaan linkittää yhteiskunnalliseen eettiseen 
keskusteluun. Tärkeämpää prosessissa on kuitenkin tutustua itseeni 
syvemmin ja tarjota myös katselijalle mahdollisuus tutkia ja analysoida 
ennakkokäsityksiään näennäisen väkivaltaisesta ja alistavasta 
tapahtumasta.

Stronger Bones is a performative video piece from 2015. It is a one-
shot work that can be described as a recorded performance rather than 
an actual video art piece. In the performance, a male figure pours milk 
into my mouth and on me as I sit still naked in the middle of the picture 
as a passive actor in the situation. Stronger Bones was an impetus for 
the work in which I study subjects such as sexuality and my relation 
to it and the power structures in society and between individuals. The 
piece can be seen as a critical feminist comment, but it is more of an 
exploration of significance of a pure experience and personal stance in 
a situation where the other person performs an act that is oppressive 
and humiliating for me.

I want to take the study of my own reactions and limits even further 
than before. I see neither actual arguments nor theses behind my work 
even though they can be linked to certain social ethical discussion. 
More important in the process is to become acquainted with myself 
more deeply and provide the spectator an opportunity to examine and 
analyze their preconceptions from the seemingly violent and subjecting 
event in the process.

Iiris Elena Rusi
www.iiriselenarusi.com
Instagram.com / iiriselenarusi 
iiris.rusi@gmail.com

 Still-rajaus videoperformanssista Stronger Bones, 2015.



Taiteellinen työskentelymuotoni määrittyy aina tutkittavan 
aiheen ehdoilla. Töilläni on yleensä oma tahtonsa tulla esille 
itselleen parhaaksi katsomallaan tavalla. Oma osani on toteuttaa 
työ laborantin pedanttiudella. Taiteeni estetiikka onkin läheistä 
sukua luonnontieteellisen tutkimuksen estetiikalle. Työskentelyni 
temaattisessa ytimessä on yleensä mielen kokemuksen sekä kehon 
biologisten prosessien välisen yhteyden tutkiminen tavalla tai toisella.

Ihan viimeisimmäksi olen keskittynyt kysymyksiin kehollisesta 
kauneudesta ja esteettisestä kokemuksesta. Tahdon tuoda katseen 
universaalille tasolle kehollisen kauneuden tarkastelussa ja siirtyä 
konkreettisesti pintaa syvemmälle. Mikroskooppikuvassa kudostemme 
ilmiasut poikkeavat toisistaan hyvin vähän. Mikrotasoa tarkasteltaessa 
on helpompi vapautua katsomaan kehoa ilman arvostelevaa silmää ja 
vain ihastella sen sinällään persoonatonta, universaalia muotokieltä. 
Olen tahtonut samalla tutkia orgaanisen elämän kauneutta ajassa, 
jossa tieteen ja teknologian murros haastaa vähitellen kehollisuuden 
olemisemme ja itseilmaisumme ehtona.

Kauneuden teema on taiteellisen ilmaisuni ytimellinen alkuvoima 
muutenkin. Kritiikkini kauneuden pinnallista arvottamista kohtaan ei 
ole estänyt minua taiteilijana olemasta melko häpeilemättömästi juuri 
kauneuden luoja. Työskentelyni on usein transformoiva prosessi, jossa 
jokin mieltä hankaava teema huolellisen työstämisen ja tutkimisen 
avulla hioutuu problemaattisesta kauniiksi. Ehkä se on tapani toteuttaa 
taiteilijan vapautta: järjestää kaoottinen maailma eheämmäksi omassa 
luovassa universumissani. Ainakin hetken tuo kauneus auttaa mielen 
toivon ja rauhan taajuudelle.

The medium of my artistic expression is defined by the subject at hand. 
My works usually have their own will to emerge in the way that best 
suits them. My part is to conduct the work like a pedantic laboratory 
technician. The aesthetics of my art closely relate to the aesthetics of 
natural sciences. The thematic core of my artistic practice is usually, 
in one way or another, the relationship between the experience of the 
mind and the biological processes of the body.

Lately, I have focused on the questions related to bodily beauty (beauty 
in the physical body) and the aesthetic experience. I want to direct the 
gaze to the universal level in the body and move concretely deeper 
than the surface. In microscopic pictures the differences between  our 
tissues aren’t very obvious. On the micro level it is easier to be freed 
to see the body without the evaluating eye and to just indulge in the 

Fanni Stafford
www.fannistafford.com
fannistafford@gmail.com
instagram.com / flyydia

Ovary, prosessikuva, mikroskooppikuva munasarjasta, 2019.
Ovary, Process picture, Microscopic picture of an ovary, 2019.

awe of the impersonal, universal visual language. Furthermore, I have 
wanted to study the beauty of organic life in the time when critical 
changes in technological and scientific development challenge the 
body as the condition for our existence and self-expression.

Beauty could also otherwise be addressed as the elementary power 
of my artistic expression. The critique I direct towards the superficial 
beauty is not in contradiction with the rather shameless willingness 
to be a creator of beauty. My praxis is often a transformative process 
where I smoothen the problematic into something beautiful, by 
carefully working through and studying the issue that is rubbing my 
mind in the wrong way. I suppose this is my very classical way of using 
the artist’s freedom; to arrange the chaotic world into one that is more 
coherent, even if just in my own universe. At least momentarily, beauty 
helps the mind reach the wavelength of hope and peace.



www.cargocollective.com / sanliisuo
sannaliisa.suominen@gmail.com
instagram.com /  sannaliisaishere

Sanna-Liisa Suominen

Untitled, 2018.



Miten voi valokuvauskoulu kestää neljä vuotta?! Minä voin 
opettaa sinut sekunnissa ottamaan valokuvan. Painat vain 
nappia, näin!

Irina

Oikeastaan hän oli jossain määrin oikeassa. Näiden vuosien jälkeen voin 
todeta, että puhelimesta on muodostunut ensisijainen kamerani. 

Povitaskulle on lyhyt matka.

How can a photography school last for four years?! I can 
teach you to take a picture in a second. Just press the button, 
like this! 

Irina 

In some way she was right. After these years, I can say that my phone 
has become my primary camera. The inside pocket is close by.

Lydia Toivanen 

Sicily Blues, 2017.

lydiatoivanen@gmail.com
lydiatoivanen.tumblr.com
instagram.com/lydiatoivanen



Työskentelen pääasiassa maalaten ja piirtäen. Lähestyn maalausta 
usein piirtämisen kautta. Viiva on tärkeä osa maalausteni ilmaisua, 
piirtäminen on työskentelyni perusta. Maalaan öljyväreillä, koska ne 
mahdollistavat kerroksellisen työskentelyn. Lähestyn maalausta ilmaisu 
edellä silloin, sattumalle jää mahdollisuus.

Maalaan usein tummanpuhuvia ja ekspressiivisiä ihmishahmoja. 
Olen ajatellut hahmot eräänlaisiksi uhkan ja kuoleman symboleiksi. 
Maalauksissani on usein joku ihmisen rakentama huoneenkaltainen tila 
tai luonnon valmis maisemallinen tila. Teosteni tilat ovat usein osittain 
paljastavia ja toisaalta peittäviä, vähän kuin taskulampun valokiila 
kulkisi pimeän huoneen halki valaisten aina vain osan pimeydestä.

Viime aikoina olen käsitellyt teoksissani valtaa ja erityisesti väkivaltaa. 
Haluan tarkastella ihmisen synkempää puolta, koska uskon, että se 
kertoo ehkä enemmän ihmisestä kuin pelkkä kauneuden tavoittelu. 
Tarkoitan kauneuden tavoittelulla esteettistä erottelua, jossa kuva 
arvotetaan pelkän muodon kautta. Ajattelen, että taiteilijan on 
kyettävä henkilökohtaisista lähtökohdista huolimatta tuomaan esille 
myös yhteiskunnan varjopuolia. Taiteen ei kuitenkaan tarvitse olla 
julistavaa tai tympeän moralistista.

I mainly work by painting and drawing. I often approach the painting 
through the drawing. The line is an important part of the expression 
of my paintings; the drawing is the basis of my working. I approach the 
painting with the expression in the front. That kind of painting style 
makes a surprising painting trace possible. 

I often paint dark and expressive figures. I have thought figures as a 
kind of symbols of a threat and death. In my paintings, there is often 
a room-like space built by human beings or the ready space in nature. 
The premises of my works are often partly uncovering and on the other 
hand, covering, a bit like the beam of a torch would go through a dark 
room, lighting always only a part of the darkness. 

Lately I have dealt with power in my works, and especially violence. 
I want to examine the gloomier side of the human being because 
I believe that it perhaps tells more about human beings than the 
mere pursuit of the beauty. With the pursuit of the beauty I mean an 
aesthetic separation in which the picture is evaluated only through the 
form. I think that an artist must also be able to bring out the dark sides 
of the society in spite of personal starting points. However, the art does 
not need to be declaring or moralist.

Henri Tuominen
https://henrituominen.com
hettuo26@hotmail.com
instragram.com / henri.johannes

Parantola, öljy kankaalle, 177 cm x 120 cm, kuva: Niko Tampio, 2018.



Työssäni käsittelen teknologian, ihmisen ja ympäristön suhteita 
toisiinsa. Keskityn uuden teknologian aikaansaamien suurten 
muutosten pohtimiseen. Olen kiinnostunut datankeruusta ja 
tiedonvälityksestä. Kuinka henkilökohtaisen datan avulla personoidut 
palvelut vaikuttavat käsitykseemme maailmasta? Mistä saamme 
tietomme? Millaista valtaa datamassojen haltijat käyttävät? Miten 
datan ja sen mukana kulkevan vallan keskittymistä vain muutamalle 
taholle tulisi rajoittaa?

Teoksia tehdessäni syvennyn käsittelemääni aiheeseen ja tutkin 
sitä. En kuitenkaan tutki aihetta teosta varten, vaan teos syntyy 
tutkintaa varten. Päämääräni on ymmärtää käsittelemääni aihetta 
laajemmin. Lähestyn aihettani usein journalistisella otteella, ja teokset 
toimivat työkaluina aiheen tarkasteluun. Käytän laajasti eri tekniikoita 
videomappingista kuvanveistoon ja tekoälyohjelmista perinteisiin 
valokuviin.

In my artistic work I’m dealing with relations between humans, 
technology and the environment. I’m focusing on how new 
technological solutions change our understanding of the world. I’m 
interested in how data is collected and used. How personalized media 
affect our view of society? Where do we get our information from? 
What kind of power does the data give to international companies or 
states?

I use a variety of different techniques including photography, video 
mapping, sculpting and programming. The primary goal for my works 
is to create a wider understanding of a certain topic. I see myself as a 
journalistic actor using the mediums of fine art.

Pekko Vasantola
www.pekkovasantola.com
pekkovasantola@gmail.com
Instagram.com / pekkovasantola

 Data Store, Köysiratagalleria, Turku, installaatio, puuseinät, lasivitriini, tulostetut dokumentit, 
valokuvat, 310 cm x 250 cm x 280 cm, 2017.
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sculpture, lecturer

Laura Miettinen
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printmaking, lecturer
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painting, lecturer

Antero Paavola
piirustus, lehtori

drawing, senior lecturer
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