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3 Leder
Hilde Sørstrøm innleder årets siste 

utgave av tidsskriftet. 

4 Aktuelt   
Kunsthåndverk gratulerer noen av 

kunstfeltets mange kunstnere som 

har blitt hedret med kunstpriser i 

løpet av 2023. 

8 Med månens kraft  
skaper jeg  
Ingrid Fadnes har møtt kunstneren 

Ron Te Kawa, som forteller om indre 

energi, forbindelser mellom samer 

og hans eget folk, ngāti porou-fol-

ket, og om sine tekstilarbeider i The 

Whare Pora: A sacred Space. Utstil-

lingen var i Lillestrøm på Nitja sen-

ter for samtidskunst i høst, og er nå 

i Karasjok på Sámi Dáiddaguovddáš 

/ Samisk senter for samtidskunst 

(SDG). 

59 Time will tell, she  
already does: Leder
Gjesteredaktør Johanna Zanon 

innleder tekstsamlingen der seks 

skribenter er invitert til å reflektere 

omkring Norske Kunsthåndverkeres 

temautstilling Time will tell, she 

already does, som fant sted på Hor-

daland kunstsenter. Årets temaut-

stilling er kuratert av Daniela Ramos 

Arias og Mathijs van Geest.

20 Now sand, and then 
dust 
Ruth Aitken anmelder utstillingen 

Grainy showers Coarse base, som 

i høst var å oppleve hos KRAFT i 

Bergen. Utstillingen er utviklet av 

Johanne Hestvold og Alexandra 

Hunts i samarbeid med Andreas 

Tegnander. 

26 Synleg tid, skakk  
venleik 
Finnes det interessante koblinger 

mellom det japanske filosofi- og 

kunstidealet wabi-sabi og nymate-

rialistiske teorier? Det spør Merete 

Jonvik i dette essayet. 

34 Gleden og slitet
Line Ulekleiv oppsummerer og 

kommenterer innleggene som ble 

presentert under fagseminaret Craft 

as a meeting place, som ble avholdt 

på Nasjonalmuseet i november i regi 

av Norwegian Crafts

40 Tvetydighetens  
øyeblikk 
Norske Kunsthåndverkeres 

Årsutstilling 2023 åpnet i høst på 

Nasjonalmuseet. 56 kunstnere deltar 

med til sammen 63 verk. Kjetil Røed 

anmelder utstillingen. 

48 Bevegelser på et bryg-
geloft 
Katarina Dorothea Isaksen – Sážžá 

Káhtariinná skriver om sin opplevel-

se fra Norges Fiskerimuseum i Ber-

gen der hun så performancen Push 

Pull Matters, utviklet og fremført 

av Yohei Hamada i samarbeid med 

Katarina Skår Lisa og Riina Kalmi.

14 Med skogen i sin  
frakkelomme   
Inger Emilie Solheim anmelder Kvae 

& Barks utstilling Den mjuke skogen 

er kun til låns, som i høst var å se 

på UKS (Unge Kunstneres Samfund) 

i Oslo.  

62 Omtenksomme møter  
i alvorets tid  
Ruby Eleftheriotis er «flue på veg-

gen» i Time will tell, she already does 

og gir oss en oversikt over utstil-

lingsprosjektet.   

70 Næring som mat og 
mening    
Alisa Larsen skriver om den danske 

kunstnerduoen Void & Co.   

74 Et skarve stykke tid    
Gabriel Johann Kvendseth låner 

manuskript-formatet når han i 

sin poetiske tekst responderer på 

Patricia Bellis tre verk Memories, 

The Other og The Universe i temaut-

stillingen. 

80 Carry Across: om over-
settelse og gjenklang   
Carol Stampone skriver om over-

settelse som en respons til Madihe 

Gharibis verk Carry Across.

86 New Life Dressing av 
Siv Støldal: Fra fabrikken 
til butikken –  
og catwalken i midten 
Geir Haraldseth skriver om Siv 

Støldals kolleksjoner New Life Dres-

sing.

92 Tiden på bordet
Alisa Larsen skriver om kunst-

håndverk som mulighetsrom i sitt 

møte med gjenstandene i Curated 

Kitchen, laget av Ali Shah Gallefoss, 

Julie Shirani Kausland, Linda Lid og 

Tim Parry-Williams.

98 Blown away: Om Arkiv 
av pust / Nordnes
Morten Spjøtvold tar for seg bi-

dragene til kunstnerduoen Frantz-

sen&Mjanger (Maria Almås Frantz-

sen og Ruth Hol Mjanger).
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BIDRAGSYTERE

Alisa Larsen er skribent og designer, utdannet ved Det 

Kongelige Danske Kunstakademi. Hun har blant annet 

skrevet om arkitektur, design, kunst, mat og musikk for 

Dagens Næringsliv, Bergens Tidende og det internasjo-

nale tidsskriftet Ark Journal. 

Carol Stampone er en brasiliansk skribent, filosof og 

performancekunstner med base i Bergen. Hun har 

bachelor og MA i filosofi (Unicamp og Universitetet i 

Bergen/UiB) og tar for tiden master i kunst ved KMD, 

UiB.

Gabriel Johann Kvendseth fra Gálsá/Karlsøy er billed-

kunstner utdannet ved Kunstakademiet i Bergen (KHiB, 

nå KMD/UiB). De siste årene har han stilt ut ved blant 

annet Nordnorsk kunstmuseum, Hamsunsenteret, Kunst-

huset Kabuso og Høstutstillingen/Kunstnernes Hus. Ved 

siden av kunstnerskapet har han virket som underviser, 

skribent og frilans kurator.

Geir Haraldseth er kurator ved Nasjonalmuseet for 

kunst, arkitektur og design. Tidligere var han daglig leder 

ved Rogaland kunstsenter og kurator ved Kunsthøgsko-

len i Oslo.

Hilde Sørstrøm er ansvarlig redaktør og skribent for 

Kunsthåndverk og for nettmagasinet Hakapik.no. Sør-

strøm bor i Tromsø og er utdannet kunsthistoriker og 

preventiv konservator.

Inger Emilie Solheim er kunstner og skribent fra Alta. I 

tillegg til Kunsthåndverk har Solheim også skrevet for 

flere andre oppdragsgivere, deriblant Hakapik, Billed-

kunst, Periskop, Se Kunst Magasin og Altaposten.

Ingrid Fadnes er journalist i avisa Klassekampen. Som 

frilanser har hun også laget film- og radiodokumentarer. 

I 2019 var hun med på å starte det kollektive kunstpro-

sjektet Solidaritetsteppet, som hun fortsatt arbeider 

med. 

Johanna Zanon er kurator og forsker. Hun jobber også 

som formidlingskurator i Norske Kunsthåndverkere og 

underviser moteteori på Kunsthøgskolen i Oslo.

Katarina Dorothea Isaksen – Sážžá Káhtariinná er leder 

av Bergen Sameforening og jobber som kunstner, hånd-

verker og filmskaper.

Kjetil Røed er forfatter, kunstkritiker og redaktør for Bil-

ledkunst. Han skriver om både film, litteratur og kunst, 

og har blant annet skrevet for Kunstavisen, Vårt Land, 

Aftenposten, Morgenbladet, Klassekampen, kunstkritikk.

no og Vinduet. 

Line Ulekleiv jobber som skribent, kritiker og redaktør. 

Hun har vært fast kritiker i Klassekampen, Morgenbla-

det og Dagbladet, og har i tillegg skrevet mye for Kunst-

kritikk og Billedkunst. I tillegg til kritikk har hun produ-

sert en rekke katalogtekster og kunstfaglige artikler samt 

vært redaktør for flere publikasjoner. Siden 2010 har 

Ulekleiv vært høgskolelektor ved Kunst og håndverk, 

Kunsthøgskolen i Oslo.  

 

Merete Jonvik jobber som førsteamanuensis i sosiologi 

ved Institutt for medie- og samfunnsfag, Universitetet i 

Stavanger. Hun underviser i tema som sosial ulikhet og 

materiell kultur. Forskningsområdene hennes dekker 

kunstproduksjon, kunstformidling, deltakelse og infra-

struktur i kunstfeltet.

Morten Spjøtvold er kunsthistoriker, utdannet ved 

NTNU og UiO. Han er kurator for kunstindustri og design 

ved Kode, og har tidligere jobbet som konservator for 

glass og metall ved Nordenfjeldske Kunstindustrimuse-

um.

Ruby Eleftheriotis er kurator og skribent med base i 

Bergen. Hun har mastergrad i Curatorial Practice fra 

Glasgow School of Art og i kunsthistorie og filmstudier 

fra University of St Andrews. Nå jobber hun som assis-

terende kurator på Kiosken og er med og driver aerial 

– et prosjektrom for sosialt orienterte kunstpraksiser.

Ruth Aitken er en kunstner og kurator i Tromsø som har 

vært engasjert i flere kunstnerdrevne initiativer, som for 

eksempel Kurant og kunstprosjektet F.U.C(&K) – Failure, 

Understanding, Care (& Kunst). I dag driver hun blant 

annet KINOBOX Tromsø sammen med Sarah Schip-

schack.

 

De som har opplevd tekstilkunstneren Ron Te Ka-

was utstilling The Whare Pora: A sacred Space 

på Nitja senter for samtidskunst eller hos Sámi 

Dáiddaguovddáš / Samisk senter for samtidskunst, der 

den er nå, må ha kjent på den varme energien som flom-

met ut av de monumentale og fargerike veggteppene. 

Det gjorde i alle fall jeg. Men det er ikke bare i møte med 

kunstverkene og deres blinkende paljetter – som for øvrig 

pryder forsiden av dette nummeret – at energien gir seg 

til kjenne. Også kunstneren selv har en helt spesiell ut-

stråling. Det merkes godt i intervjuet som Ingrid Fadnes 

har gjort. Her settes verkene i kontekst med maorikunst-

nerens bakgrunn og verdensforståelse, og vi får bli bedre 

kjent med en kunstner som blant annet er opptatt av å 

hele gjennom å veve. 

Det ligger mye omsorg i måten Ron Te Kawa arbeider på. 

«Om jeg hadde vært gartner, så ville jeg fremdeles ha løf-

tet folk opp og skapt samhold», sier kunstneren når han 

snakker om det å holde workshop for andre. Å vise om-

sorg, være omtenksom, bygge fellesskap og skape sam-

hold er også aktive handlinger som går igjen i flere av 

kunstproduksjonene vi møter – ikke bare i dette numme-

ret, men i store deler av kunstfeltet i dag. Med skulpturer, 

installasjoner og ikke minst gjennom sosialt orienterte 

praksiser, oppfordres vi stadig til å vise mer omsorg. 

For eksempel er omsorg oppe til diskusjon når kunstner 

og kritiker Inger Emilie Solheim anmelder Kvae & Barks 

utstilling Den mjuke skogen er kun til låns. Solheim 

mener tittelen signaliserer at skogen er en venn vi skal 

trå varsomt og bærekraftig i, men stiller også spørsmål 

omkring omsorgsbegrepets betydning andre steder i ut-

stillingsprosjektet. Omsorgen rettet mot naturen rundt oss 

– noe Solheim både finner og ikke finner i utstillingen 

– synes å ofte sette premissene for kunstproduksjonen 

levert av Kvae & Bark. Det har kunstnerduoen vist gjen-

nom flere prosjekter de har arbeidet frem de siste årene. 

I november arrangerte Norwegian Crafts seminaret Craft 

as a meeting place på Nasjonalmuseet i Oslo. Her ble for-

bindelser mellom håndverk, fellesskap og omsorg adres-

sert gjennom presentasjonen av materialbaserte praksiser 

som skaper møteplasser og fungerer som kontaktbyggen-

de tiltak, blant annet for innvandrerkvinner. Det skriver 

Line Ulekleiv om i sin kommenterende rapport. 

Det kan være vanskelig å kritisere slike velmenende 

kunstprosjekter, men hva slags fellesskap kunsten faktisk 

bidrar til, bør man kanskje i større grad stille spørsmål 

ved. «Knivingen om definisjoner og relasjonell makt er 

ikke et avsluttet kapittel, og grenser for samhold strekes 

opp kontra seminarets mer idylliserende gruppemodell», 

skriver Ulekleiv om panelsamtalen som avsluttet det 

samme seminaret. 

Likevel, tiden vi lever i, med miljøkriser og krig, er et 

tydelig tegn på at det er et stort behov for å vise omsorg 

og å styrke samholdet mellom mennesker. Kunstnere vil 

nok fortsette å respondere på dette i lang tid. Akkurat nå 

ser vi for eksempel hvordan kunstmiljøer landet rundt, 

med rette, engasjerer seg og tar i bruk kunsten som en 

reaksjon på krigen i Gaza, ofte i form av sosiale kunst-

prosjekter. 

Sosialt engasjerte praksiser – enten det er snakk om 

kunstnerskap eller kuratorer – vil vi ganske sikkert møte 

igjen i andre sammenhenger også i neste års utgivelser 

av Kunsthåndverk. Derfor passer det jo også fint at vi 

avslutter årets siste utgave med en spesialutgave der vi 

retter ekstra fokus på Norske Kunsthåndverkeres temaut-

stilling (kuratert av Daniela Ramos Arias og Mathijs van 

Geest), som i høst ble vist på Hordaland kunstsenter. Jeg 

overlater til gjesteredaktør Johanna Zanon, og beskrive 

tekstsamlingen du finner bakerst i bladet – for øvrig fint 

innrammet av gjestedesigner Vera Gomes. Jeg kan dog 

allerede nå avsløre at både omsorg og sosiale fellesskap 

er viktige stikkord i tekstene du finner her. 

Hilde Sørstrøm 

redaktør

TID FOR OMSORG
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KUNSTHÅNDVERK GRATULERER! 

Hvert år deles det ut en rekke priser til frem-
ragende kunstnere rundt om i landet. Her 
trekker vi frem noen av kunstnerne som i år 
har blitt hedret med ulike priser. 

Prisvinnere Årsutstillingen 2023
I forbindelsen med Årsutstillingen deles det 
hvert år ut tre priser. I år var det følgende 
kunstnere som mottok pris: 

•	 Siren Dahle mottok Kunsthåndverkspri-
sen fra Bildende Kunstneres Hjelpefond 
(BKH). 

•	 Felieke van der Leest mottok Finn Erik 
Alsos’ minnepris. 

•	 Corrina Thornton mottok NKs debu-
tantpris. 

Juryen for Kunsthåndverkprisen fra BKH be-
sto av Kjersti Johannessen (representant fra 
Årsutstillingsjuryen), Nanna Melland (kunst-
nerrepresentant) og Sofia M. Ciel (represen-
tant fra Norsk kritikerlag). Vinnerne av Finn 
Erik Alsos’ minnepris og NKs debutantpris 
kåres av Årsutstillingsjuryen, som i år har be-
stått av Kjersti Johannessen (juryleder), Moa 
Håkansson, Ingjerd Hanevold og Inger Helene 
Stemshaug (museets representant).

På NKs nettsider kan vi lese at juryen har føl-
gende å si om vinnerverkene: 

Siren Dahle, Concrete Life / Betongliv (Gla-
dengveien 14) (2022)
«Kontrasten mellom den myke billedveven og 
den harde vevrammen i betong vekker en fø-
lelse av uro som samsvarer med forandringer 
i byrommet. Uroen forsterkes av bygningens 
uklare tilstand; den kan være i ferd med å bli 
bygget opp eller revet ned. Motivet ga juryen 
umiddelbare assosiasjoner til en tendens i 
dagens Oslo, der man river eksisterende byg-
ninger og bygger opp nye uten å tenke på 
arkitekturens betydning i å fortelle byens his-
torie. Blant annet kommer nedbyggingen av 

Y-blokka til tankene. Mens deler av byens arv 
forsvinner hurtig, tar det mye tid å håndveve 
i jacquard.»

Felieke van der Leest, Symphony Orchestra 
Necklace with Audience (2021) 
«Kunstnerskapet tar her en overraskende 
vending. Fra å til de grader bryte med visuelle 
tradisjoner bruker kunstneren sin unike fortel-
lerstemme i en lek med klassiske og historiske 
referanser. Verket er et smykke utformet som 
et fullt orkester med publikum, der smykkets 
bærer blir dirigent. Formen henviser til egyp-
tiske klaver, mens utformingen av publikum 
gir assosiasjoner til tradisjonsrike teknikker 
som filigran. Instrumentene er laget av de 
samme metallene og tresortene som brukes 
til disse instrumentene i virkeligheten. Videre 
er treverket formet og fattet slik man ville 
gjort med edle smykkesteiner. Verket bugner 
av referanser til det historiske smykkefaget. 
Materialbruken er avansert, og håndverket er 
sofistikert og teknisk komplekst. Men det er 
humoren som bærer det hele, i et underfundig 
oppsett og med en rikdom av lekne referan-
ser.»

Stillbilder, Corrina Thornton, Slice (2022) 
«Vinnerverket er satt sammen av enkle ele-
menter. Vi presenteres for en video der det 
skjæres et snitt i et stykke porselensleire. 
Underveis hører vi et lydspor av pust. Vi har 
tilsynelatende perspektivet til en kirurg, som 
kalkulerer og kjenner etter hvor snittet skal 
gå. Det er brutalt og direkte, vi kommer ikke 
unna. Videoen er kort, den dveler ikke ved 
noe. Den går rett i dybden av det som står 
på spill. Verket er gripende samtidsrelevant, 
knyttet til en tematikk som lenge har vært 
aktuell og stadig har blitt fortiet: institusjo-
nelle utfordringer knyttet til fødsel, barsel, 
morskap og omsorg.»

Lorck Schive Kunstpris 2023
Joar Nango er årets vinner av Lorck Schive 
Kunstpris. Utdelingen skjer annethvert år ved 
Trondheim kunstmuseum, der alle nominerte 
deltar i en egen prisutstilling. Prisen deles ut 
i samarbeid mellom Christian Lorck Schive og 
hustrus legat og Trondheim kunstmuseum. 
I pressemeldingen kan vi lese at Nango ble 
valgt for sin ironiske ode til skandinavisk in-
teriør og lampedesign, i samarbeid med den 
romske kobbersmeden Lajos Gabor. 

Årets jury besto av kunstneren Camille Nor-
ment og kuratorene Diana Campbell og Binna 
Choi. De skriver følgende om årets vinner: 

«Joar Nangos bidrag til Lorck Schive Kunstpris 
skiller seg ut med sin åpenhet, samarbeidsån-
den mellom mennesker, ting og miljø, og sje-
nerøsiteten i å dele fremtidsrettede visjoner 
for mulige fremtider. Verdien av reparasjon, 
flyt, handlekraft i alle former og improvisasjon 
som verkene hans tar opp, er spesielt aktu-
elle akkurat nå. Juryen satte pris på hvordan 
verket får de besøkende til å oppleve verden, 
ikke bare gjennom dens problemer, men også 
gjennom hvordan man kan takle dem og fore-
stille seg endringer, og lære av hverandre i 
prosessen. Det er et sted der man bygger, ska-
per, respekterer og reparerer; et sted der alle 
kan bruke verktøy som beveger seg i terren-
get, ikke opp og ned i tradisjonelle hierarkier. 
I stedet kommer lag av tid og muligheten for 
gjenoppretting til syne gjennom kunstnerens 
samarbeidende praksis med å omorganisere, 
sette sammen eller smi om gjenstander fra 
hverdagen som dirrer av energi, skjønnhet og 
livskraft. Juryen ønsker å takke alle kunstner-
ne for deres grundige oppmerksomhet på de 
problemstillingene vi står overfor i dag.»

Vinnere av Stiftelsen Scheiblers priser 2022 
og 2023
Fire prisvinnere innen norsk design, mote og 
kunsthåndverk mottok i høst Stiftelsen Schei-
blers pris. De fire vinnerne er: 

•	 Anne Karine Thorbjørnsen
•	 Lin Wang
•	 Sigve Knutson
•	 Skogstad & Wærnes

Juryen besto av seniorkurator og juryleder 
Denise Hagströmer (design), seniorkurator 
Knut Astrup Bull (kunsthåndverk) og kurator 
Hanne Eide (mote), alle fra Nasjonalmuseet. I 
pressemeldingen fra Nasjonalmuseet uttaler 
juryleder og seniorkurator Denise Hagströmer 
følgende om årets vinnere: 

«Juryen har vurdert en lang rekke med kandi-
dater. Det er stor variasjon på prisvinnerne vi 
presenterer og som alle er i en kreativ fase av 
faglig og kunstnerisk utvikling. Flere jobber 
tverrdisiplinært, men alle jobber med aktuelle 
problemstillinger innen sine felt og er i dialog 
med sin samtid.»

Høstutstillingsprisen 2023
Årets vinner av Høstutstillingsprisen er Anna 
Ihle, som fikk prisen for verket Pauser av spytt 
og melk, kropper av vann. Prisen deles ut av 
Bildende Kunstneres Hjelpefond (BKH) og går 
til den kunstneren som deltar med det verket 
som juryen finner mest betydningsfullt. 

Juryen består av leder for Den Nasjonale Jury, 
en representant oppnevnt av Kunstseksjonen 
i Kritikerlaget og en representant for styret i 
BKH (billedkunstner). 

John Savio-prisen 2023
John Savio-prisen deles ut annethvert år, og i 
2023 gikk prisen til kunstneren Ingunn Utsi. 

Juryen har bestått av Katya García-Antón, 

Øverst, fra venstre:  
Joar Nango vant Lorck Schive Kunstpris 2023.  
Foto: Thor Brødreskift

F. V.: Corrina Thornton som mottok NKs debutantpris, Siren 
Dahle som mottok Kunsthåndverksprisen fra Bildende Kunst-
neres Hjelpefond (BKH) og Felieke van der Leest som mottok 
Finn Erik Alsos’ minnepris. Foto: Norske Kunsthåndverkere.

Sigve Knutson, en av vinnerne av Stiftelsen Scheiblers priser 
2022 og 2023.  Foto: Angelos Giotopoulos

Inger Blix Kvammen ble i år tildelt både Norske Kunsthåndver-
keres Ærespris og Ulrik Hendriksens Ærespris for 2023.   
Foto: Mari Gjørv Berge

Erla Audunsdottir er en av kunstnerne som vant  
NKs studentpris  2023. Foto: Norske Kunsthåndverkere.

Ingunn Utsi vant John Savio-prisen 2023. Foto: David Jensen
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Norges grenser. Hun har vært og er en pådri-
ver til kultursamarbeid med Russland, spesielt 
Murmansk og Arkhangelsk, og var også blant 
initiativtakerne til Pikene på broen. 

Om Kvammens kunstnerskap skriver de føl-
gende: 

«Hennes arbeid som kunstner har i mange år 
kretset rundt migrasjon og kulturell utveksling 
på tvers av grenser, spesielt i Barentsregionen. 
I sitt kunstneriske arbeid har hun utviklet 
en unik metode for bruk av tekstilteknikker 
som hekling, veving og metallbroderi som 
konseptuelt kombinerer dekorative former, 
med historier og symbolske elementer. Et av 
hennes seneste prosjekter, "Tundra Archives", 
omhandler nomadiske folkeslag i Nord-
vest-Russland. Denne kulturens muligheter, 
menneskenes rolle som kulturbærere, kvinners 
rolle i videreføringen av kulturarv og tilhørig-
het, er spørsmål som berøres.»

For øvrig har Inger Blix Kvammen i år også 
blitt tildelt Ulrik Hendriksens Ærespris for 
2023.

Norske Kunsthåndverkeres studentpriser 2023
Hvert år deler NK ut studentpriser til én 
student ved Kunsthøgskolen i Oslo, avdeling 
Kunst og håndverk (KHiO), og én student ved 
Universitetet i Bergen, Fakultet for kunst, 
musikk og design, Institutt for samtidskunst 
(UiB). 

I 2023 gikk prisen i Bergen til Erla Auduns-
dottir for verket Det bærende blir også båret.

Juryen som bestod av Maria Almås Franzen 
(NK), Anne Britt Ylvisåker (KODE) og Sara Kol-
strøm Hellevang (KRAFT) uttaler følgende om 
verket på NKs nettsider: 

«Verket består av 70 gipsrelieffer, i avgangs-
utstillingen montert som et monokromt møte 

som er direktør og sjefskurator ved Nordnorsk 
Kunstmuseum, og Hilde Skancke Pedersen og 
Susanne Hætta som begge representerer Sa-
misk Kunstnerforbund (SDS).

I en pressemelding fra Bildende Kunstneres 
Hjelpefond (BKH) og Nordnorsk Kunstmuse-
um, som i samarbeid med SDS står bak prisen, 
kan man lese at Utsi gjennom flere tiår har 
utmerket seg med sitt markante og sterkt ma-
terialbaserte kunstnerskap. Utsis kunstpolitis-
ke engasjement i den kulturelle samfunnsde-
batten fremheves av juryen. Videre kan man 
blant annet lese følgende om kunstneren: 

«Gjennom presis og meningsfull bruk av 
naturmaterialer som drivved og døde tre-
stammer, fjær, bein og pels, plasserer hun seg 
geografisk så vel som kulturelt i en eksplisitt 
nordnorsk og samisk kontekst. Samtidig som 
Utsi arbeider med innflytelse fra samiske 
kunsthåndverkstradisjoner, kan hun også leses 
opp mot bredere tematikker og bevegelser 
innenfor samtidskunsten. Fremfor alt er arbei-
det hennes sterkt personlig, prosessorientert 
og basert på den taktile dialogen mellom 
kunstner og materiale.» 

Norske Kunsthåndverkeres ærespris 2023
Norske Kunsthåndverkeres ærespris gikk i år 
til Inger Blix Kvammen. På NKs nettsider kan 
vi lese at Kvammen fikk prisen for sitt impo-
nerende engasjement for kunstnerne og for 
fagfeltet.

Det er NKs styre som beslutter hvem prisen 
tilfaller, basert på innsendte nominasjoner fra 
NKs medlemmer – kunsthåndverkerne selv. 

I sin begrunnelse publisert på NKs nettsider 
trekker styret blant annet frem at Kvammen 
har vært en viktig aktør på den nordnorske 
kunstarenaen i mange år og at hun er en pi-
oner i forening av kulturer, både gjennom sin 
kunst og i møte med mennesker i og utenfor 

mellom vegg og tak i Kunsthallens andre sal. 
Verket var egentlig det første som møtte deg 
i utstillingen, men for juryen var det det siste 
verket vi så. Ved å være i ferd med å bli for-
bigått i stillhet underbygges verkets narrativ. 
Arbeidet synliggjør det vi tar for gitt, det vi 
ikke ser, håndverket og verktøyet som skaper 
og former, hode, kropp og hender som danner. 
Det som har gjort og gjør oss i stand til å 
skape den verden vi lever i. Materialvalget gir 
mangefasetterte assosiasjoner og plasserer 
seg i en lang tradisjon. Ved å være skjørt, 
ustabilt og billig samtidig som det bærer og 
løfter frem den eller det andre. Som den po-
sitive formen som gjør det negative rommet 
synlig, eller motsatt. Juryen for Norske Kunst-
håndverkeres studentpris Bergen har gleden 
av å overrekke studentprisen 2022 på master-
utstillingen til Erla Audunsdottir. Verket ditt 
fikk oss til å løfte blikket.»

I Oslo var det Lydia SooJin Park som fikk pri-
sen. Juryen som bestod av Kjersti Johannessen 
(NK), Irija Øwre (Format) og Knut Astrup Bull 
(Nasjonalmuseet) uttaler følgende på NKs 
nettsider: 

«This year, the judging panel has awarded the 
student prize to an artist that shows consis-
tency, and already has established a personal 
artistic language. The artist shows a clear 
focus and sensibility toward her chosen ma-
terial and its traditions. At the same time the 
winner reveals a clear signature within that 
tradition. An inspiration in her work is stories 
from her everyday life and the footprint of 
her cultural heritage. These stories and me-
mories she generously shears with us through 
her beautiful vessels.» 

Øverst, fra venstre:  
Ingunn Utsi, I den store sammenhengen
(2020). Ørnefjær, rekved og bladgull.  
Foto: Tor Egil Rasmussen

Installasjonsbilde fra Joar Nangos utstilling som  
han laget i samarbeid med den romske kobbersmeden  
Lajos Gabor under Lorck Schive Kunstpris 2023.  
Foto: Lili Zaneta.

Anna Ihle, Pauser av spytt og melk, kropper av vann.  
Ihles verk er årets vinner av Høstutstillingsprisen.  
Foto: Vegard Kleven / Høstustillingen

Felieke van der Leest mottok Finn Erik Alsos’ minnepris  
for verket Symphony Orchestra Necklace with Audience.  
Foto: Frode Larsen / Nasjonalmuseet
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INTERVJU: MAUNGARONGO RON TE KAWA INTERVJU: MAUNGARONGO RON TE KAWA 

MED MÅNENS KRAFT 
SKAPER JEG

Det er fantasien som leder an i kunstnerskapet til Maungarongo  
Ron Te Kawa, men fantasien oppstår ikke i et vakuum. Den  

oppstår i et rom eller i en tilstand: Te Whare Pora – det hellige  
rommet for kreativ praksis. Det er der Te Kawa mentalt befinner  

seg når han setter seg ned og lar forbindelsen med sin egen  
historie og sine forfedre lede ham inn i sitt neste arbeid.

Tekst av Ingrid Fadnes

I mange år arbeidet Maungarongo Ron Te Kawa med 

mote, men så skiftet han retning og gikk inn i tek-

stilkunstens verden. I dag lager han fargerike, store 

arbeider der quilteteknikken står i fokus. 

Når han tar fatt på et nytt arbeid, er det den første ideen 

han ser for seg som alltid blir sluttresultatet. Men veien 

dit går via forsøk på å flytte rundt på de ulike bitene – 

en, to, tre ganger – men alltid vil han vende tilbake til 

den første ideen. Den er perfekt, den er akkurat sånn 

den skal være. Og så syr Te Kawa. Med quilteteknikk blir 

gamle arbeidsklær og andre gjenbruksstoffer til verk som 

forteller historier. 

Å sy er en hellig handling
Fra 19. august til 24. september sto utstillingen The 

Whare Pora: A sacred Space på Nitja senter for samtids-

kunst på Lillestrøm. I andre etasje, i et nakent og hvitt 

rom, sto Ron Te Kawas tekstiler ut fra veggene som mo-

numenter fra fordums tider. Energien Te Kawa har sydd 

inn i hvert eneste verk stråler tilbake på deg når du setter 

deg eller står foran dem. Fargene er i seg selv nok til å 

kjenne på denne energien, men så dukker detaljene opp 

– øyne som ser mot deg, kvinner som svømmer, paljetter 

som blinker og fjær som nærmest bruser når du nærmer 

deg. For Te Kawa er det han lager hellig, og han vever 

seg inn i en lang tradisjon når han ser på sitt kunstner-

skap som en oppgave tildelt ham av sitt eget folk – ma-

oriene fra Aotearoa, deres eget navn på New Zealand. 

Selv tilhører Ron Te Kawa ngāti porou-folket, en av flere 

maoristammer.

Te Kawa har selv sagt at det å sy er en hellig handling 

for ham. Gjennom den kommer han i kontakt med seg 

selv, og det er gjennom handlingen han kan opprette Te 

Whare Pora – det hellige rommet – hvor han kan skape 

fritt. Der kan han trekke inn naturens kraft, Hineteiwai-

wa, og det er der elven av forfedre, Waipunarangi, strøm-

mer gjennom ham. Gjennom samtaler med forfedrene 

– wãnanga – kan whakaato (ideer) utvikle seg, og det 

er det som sørger for at mãtauranga Mãori er med i alt 

han gjør. Te Whare Pora var tradisjonelt et fysisk hus for 

vevere der de kunne lære og praktisere, men som så mye 

annet er dette gått tapt, eller nesten blitt borte, blant ma-

oriene. Te Kawa maner både tradisjonene og historiene 

fram gjennom sitt arbeid. 

Vokser med månen
Utstillingens største verk, Hineteiwaiwa (2023) på 330 x 

400 cm, nærmest svever i rommet der det henger alene 

på den ene sideveggen på Nitja. Å sitte foran verket, do-

minert av lilla, blått og sølv, gir en ærbødig følelse, lik 

den når du trår inn i et ikke bare hellig sted, men et sted 

som er så forseggjort og vakkert at du nærmest vil bøye 

hodet i respekt for det du har foran deg. Hineteiwaiwa 

er da også fødselens, vevingens, tekstilkunstnerens og 

poetens atua wahine – kvinnelige guddom. Hun er lede-

stjernen for alt som skjer i Te Whare Pora, står det å lese 

om verket i utstillingen. Så det er altså ikke rart å kjenne 

på en ærbødighet foran dette verket. «Hun er min forbin-

delse til stjernene», skriver Ron Te Kawa. Hun er fullmå-

nen, «den jevne strømmen av endringer og mønstre på 

himmelen som minner meg på at det finnes en overflod 

av energi jeg kan bruke og la meg lede av». 

Og denne energien, denne overfloden av energi, er den 

som strømmer ut av skjermen på PC-en idet Ron Te 

Kawa kobler seg på Zoom fra sin residens på Air Green i 

Krødsherad kommune i Buskerud.

– It’s so beautiful here! I can see the fjord from where 

I am sitting, er det første Te Kawa utbryter når stjerner, 

energien fra månen og internett kobler oss sammen en 

dag i september, tre dager før nymåne.

– Når det er nymåne, er den knapt synlig med det blotte 

øye, men energien er like sterk, sier Te Kawa. 

Maungarongo Ron Te Kawa. Foto: Season / Seb Charles  

»
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Han knytter never når han snakker, slipper dem opp 

igjen, løfter dem og trykker dem mot brystet. Månen er 

alltid viktig for ham, spesielt når han jobber. 

– Jeg kan jobbe når som helst, men jeg bruker alltid 

energien fra månen. Hun heter Hineteiwaiwa. Vi har ikke 

sju dager i uka, men vi har månesyklusen på 31 dager. 

Månen starter ut syklusen som feminin og ender opp 

maskulin, hun har sterk energi hver dag, men når hun er 

stor, hvit og helt full, da er hun den energien noen kaller 

gudommelig. Energien fra månen er matematikken jeg 

manifesterer. Så det jeg sier til folk er at hva enn du vil 

lage, lag det stort og la det vokse som månen i magen 

din. Grow, grow, grow, sier Te Kawa, fyller lungene med 

luft og liksom vokser som om månen nå er inni ham. 

Når Te Kawa holder workshop i quilteteknikker, ber han 

folk finne denne indre energien.

– Det første jeg må gjøre er å lage et rom hvor de føler 

seg virkelig avslappet. Et rom der det ikke finnes noen 

som bedømmer, hvor de føler seg trygge, så trygge at 

de kan dele sine historier. Tekstiler kan hjelpe til med å 

mykne historier folk vil fortelle, gjøre dem mer taktile. Så 

det eneste jeg trenger å gjøre er å fortelle dem at de ikke 

skal dømmes, at de er et trygt sted, og derfra går det av 

seg selv. Jeg er ikke der for å lære dem noe nytt, jeg er 

bare der for å skape et trygt rom. 

Lærdom fra generasjoner
I verksbeskrivelsen til Waipunarangi (2023) ber Ron Te 

Kawa oss om å lukke øynene og hente fram et menneske 

fra en generasjon før deg. Et menneske som har støttet 

deg, vist omsorg og kjærlighet for deg. Still deg bak dette 

mennesket, ber Te Kawa. Så skal du tenke enda et gene-

rasjonsledd bak der igjen og hente ut enda en, og enda 

en, og enda en. Til slutt har du en lang rekke av folk som 

bare vil deg vel. Rekka ender i Waipunarangi, et ord som 

betyr «vann som samler seg i himmelen» – dette er kilden 

til all kreativitet. Forfedrene – tupuna – blir som en elv 

av kreativitet som strømmer gjennom oss når vi skaper. 

Te Kawa kaller dem en elvehær eller en elv av forfedre. 

Det er dog ikke sikkert at en slik øvelse er like lett for 

alle, for hvor god kontakt har vi med våre forfedre i ulike 

kulturer? Hvor bevisst er vi arven av kunnskap som kan 

overføres fra ett ledd til et annet i et moderne samfunn? 

For Te Kawa er dette grunnleggende. Da han gikk fra å 

jobbe med mote til å søke seg mot mer tradisjonelt hånd-

verk, gikk han i lære hos kunnskapsbærere fra sin egen 

kultur. 

– Jeg trengte mening med det jeg gjorde, forteller Te 

Kawa om da han beveget seg bort fra moteverdenen, 

hvor han hadde befunnet seg i flere år. 

– Jeg la ideen ut i universet, ideen om å quilte, å lage 

historier, historier som kan hele, historier som kan hele 

mitt folk. Og universet svarte meg. Først kom de tradi-

sjonelle veverne. De lærte meg å bruke fullmånen og de 

lærte meg deres prinsipper. De lærte meg hvordan man 

kan hele gjennom å veve. Så kom maoridanserne til meg, 

og de lærte meg om forbindelsen med forfedrene og om 

hvordan man kan ta imot den gaven. Så kom jordmødre-

ne, og de lærte meg maoritradisjon. Jeg var med dem i 

fem år. Og de sa: Vi kan hjelpe deg. Det er derfor jeg sier 

at når jeg holder en workshop, så er det vel så mye en 

måte å knytte seg til jorda, til stjernene og til forfedrene 

på. 

– Det handler om å bringe naturens gode energi, energi-

en fra stjernene og havet til dit du er, sier Te Kawa.

Båndet med Sápmi
En samarbeidspartner for utstillingen på Nitja var Stif-

telsen Sámi Dáiddaguovddáš (SDG) – det internasjonale 

senteret for samiske samtidskunstnere. Ron Te Kawa har 

hatt flere samtaler med samiske kunstnere og kjenner på 

en sterk forbindelse med det samiske folk.

– Vi har like kamper, og når jeg snakker med samiske 

kunstnere, så kjenner jeg at verden blir mindre. Vi har 

like kamper for land, og maori og samer har kjempet side 

om side i FN. Vi har like erfaringer. For eksempel fikk 

ikke jeg snakke maori da jeg gikk på skolen, og faren 

min fikk ikke snakke maori på jobben. Da kunne han 

mistet jobben sin. Det å få språket tilbake er utrolig vik-

tig. Men vi må kjempe tilbake med fred, med kjærlighet, 

INTERVJU: MAUNGARONGO RON TE KAWA INTERVJU: MAUNGARONGO RON TE KAWA 

Ron te Kawa, Payday and the pātaka is full (2022).  
Foto: Kunstdok / Tor Simen Ulstein / Nitja senter for samtidskunst

»
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med musikk, med broderi, fortellinger og forbindelser. 

Å kjempe en rettighetskamp uten væpnet motstand er 

viktig, mener Te Kawa.

– Både Malcolm X, Gandhi og Nelson Mandela kom til 

New Zealand for å besøke oss. De spurte oss hvordan vi 

kunne kjempe uten våpen. Hvordan står dere imot? Og vi 

svarte: Gjennom kjærlighet og samhold. Dette er viktig, 

og jeg kan se nå at mange samer er sterkt påvirket av 

landkonflikter og pågående kamper med den norske sta-

ten. Jeg tror mange er slitne.

Det er også tilfellet for mange maorier. På spørsmål om 

hvordan situasjonen er, sukker Te Kawa. 

– The worst, sier han. – Det er virkelig ille.

– For det første kaller vi oss ikke maori. Det er hva myn-

dighetene kaller oss. Vi har ni ulike nasjoner og vi har 

alle ulik situasjon, men vi har de verste statistikkene i 

verden. Vi har rekordmange i fengsel og en høy selv-

mordsrate. Så det er ikke pent. Men jeg elsker mitt folks 

motstandsdyktighet, vi er underdogen. Vi er de som 

overlever og de som kjemper. Men akkurat nå er det fælt, 

med en ekstrem høyreside som vokser. 

Lønningsdag
Ron Te Kawa vokste opp langs toglinjene. Faren hans 

arbeidet der. Hans gamle arbeidsjakke er en del av tek-

stilverket Payday and the pãtaka is full (2022). Familien 

hans blir så glad når de ser det tekstilverket, forteller 

han, de kjenner igjen de gamle arbeidsklærne, og bildet, 

som er et lykkelig barndomsminne, er på lønningsdagen. 

Da fylles alle matskap opp og alle regninger er betalt. 

Den dagen er fri for stress, en magisk dag.

– Barndommen min var utendørs, alltid ute, forteller Te 

Kawa. 

Han bor fortsatt i barndomshjemmet. Da jernbanen 

stengte, kunne de kjøpe huset billig.

– Jeg husker det som en lykkelig tid. Jeg var aldri alene, 

alltid sammen med kusiner, venner og familie. Vi bodde 

på landet.

Men det er også noe annet viktig øverst i det bildet, for-

teller Te Kawa. Der er det en «rainbow-man».

– Det var en tid da det var masse protester mot homofile 

på New Zealand. Men å være homofil er normalt, det er 

en del av familielivet. Jeg er homofil, og jeg er viktig i 

min familie. Så når jeg så protestene tenkte jeg: Nei. Om 

du kommer for en av oss, kommer du for alle, så da satte 

jeg rainbow-man øverst i det bildet. 

Ei din egen linje
– Du må eie linja di, sier Ron Te Kawa og vender tilbake 

til hvordan han jobber når han holder workshops for alt 

fra arbeidsfolk til ungdommer.

– Jeg ville ha elsket å tegne som Picasso. Eller som Le-

onardo. Men det gjør jeg ikke. Det som kommer ut av 

meg, gjennom mine forfedre, er disse enorme, blinkende 

og glade tekstilene. Noen ganger er det litt flaut, men om 

jeg dømmer mitt arbeid, så dømmer jeg erfaringene de 

har, jeg dømmer alt de har lært meg og alt de har gjort 

før meg. Jeg har ikke rett til det. Om jeg så skulle lære 

folk å selge sko, ville jeg ha gjort og sagt det samme: Føl 

deg bra, føl deg på ditt beste, du er bra nok. Om jeg had-

de vært gartner, så ville jeg fremdeles ha løftet folk opp 

og skapt samhold. 

– Ei linja di, gjentar Ron Te Kawa.

– Jeg sier til folk at alle linjer som tegnes vil være ulike. 

De er ulike fordi det varierer hvor vi bærer smerte i krop-

pen, trauma varierer, lykke er ulikt, livserfaringen er ulik, 

måten vi puster på er ulik, måten vi står på, og minnene. 

Og det er en god ting. Ei det. Ei din egen linje. 

Utstillingen Te Whare Pora: A Sacred Space ble først 
vist på Nitja senter for samtidskunst på Lillestrøm. Den 
er kuratert av Zoe Black og realisert i samarbeid med 
Norwegian Crafts. I oktober vandret deler av utstillin-
gen videre fra Nitja til Sámi Dáiddaguovddáš i Kara-
sjok, hvor verkene henger fram til 24. januar 2024. 

INTERVJU: MAUNGARONGO RON TE KAWA INTERVJU: MAUNGARONGO RON TE KAWA 

Ron Te Kawa, Hineteiwaiwa (2023).  
Foto: Kunstdok / Tor Simen Ulstein / Nitja senter for samtidskunst

Ron Te Kawa, Waipunarangi (2023).  
Foto: Kunstdok / Tor Simen Ulstein / Nitja senter for samtidskunst
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ANMELDELSE: KVAE OG BARK, DEN MJUKE SKOGEN ER KUN TIL LÅNS. ANMELDELSE: KVAE OG BARK, DEN MJUKE SKOGEN ER KUN TIL LÅNS. 

MED SKOGEN I SIN 
FRAKKELOMME

En flaggstang med fiskeskinnsflagg, et stabbur skodd på røtter, et  
dekket langbord med nupereller, et vinterforråd av sesongens vekster 

– dette kunne man se på Unge Kunstneres Samfund i utstillingen Den 
mjuke skogen er kun til låns av Kvae & Bark. Kunstnerduoen Karoline 
Sætre og Øyvind Novak Jenssen lever med årstidene, ånder for høsting 

og tar herredømme over flora og fauna i skogen og i fjæra.

Tekst av Inger Emilie Solheim

Utstilling: Den mjuke skogen er kun til låns
Visningssted: UKS (Unge Kunstneres Samfund), Oslo
Visningsperiode: 15. september–12. november 2023

Kunstnere: Kvae & Bark

Foto: Vegard Kleven 
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Idet jeg entrer rommet gjennom en gardin av tørre 

blader og med smaken av kandisert granskudd i 

munnen, er det første som fanger min oppmerksom-

het en trehytte stående på føtter av fire store røtter eller 

rotvelt. Kunstverket I et hus i en skog (2023) er inspirert 

av gamle samiske stabbur (njalla), som er hevet over 

bakken på en eller flere stolper. Veggene på Kvae & Barks 

skulptur er laget av yakisugibrent tre, en gammel japansk 

måte å behandle kledninger på der man brenner overfla-

ten til den får et svart lag. Taket og noen av veggene er 

dekket av lerkespon, som med høyt innhold av kvae har 

en naturlig beskyttelse mot sopp og råte. På baksiden av 

hytta finner man en stige laget av en stokk med utskår-

ne trinn som leder opp til et lite rom. En kraftig eim av 

modnet kjøtt siver ut av det lille rommet, og et opplyst 

vindu vender ut mot galleriet. Sammen med dempet 

belysning og salens tykke steinsøyler skaper det lille tre-

huset en varm atmosfære og en skoglig ro. Byggverket er 

et eksempel på hvordan kunstnerne fritt bruker teknikker 

fra fjern og nær, fortid og nåtid. 

Jeg får umiddelbart assossiasjoner til Baba Jagas hus – 

en beryktet heks fra den slaviske eventyrverdenen. Hytta 

til denne farlige, men kloke skikkelsen står på hønseføtter 

og ligger dypt inne i skogen i eventyret. Den vender bak-

siden fram og har inngangsdøren mot trærne slik at man 

må be hytta om å snu seg for å komme inn. Tilsvarende 

vender I et hus i en skog også døren bort fra oss, og 

stolpeføttene gir hytta et fugleaktig preg. Opprinnelsen 

til heksehytta tror man kommer fra eldre «likhytter», der 

man plasserte de døde før de ble gravlagt. Disse hadde 

også stolpeføtter med røtter på, samt en dør som skulle 

peke bort fra landsbyen. Men det er hverken en farlig 

heks eller et menneskelik i Kvae & Barks byggverk. I et 

hus i en skog er inspirert av stabbur og brukes deretter, 

full som den er av speket elgkjøtt.

Sanking som arkivering
På et yakisugibrent langbord ligger et leseeksemplar 

av kokeboken Den mjuke skogen er kun til låns (2023). 

Kunstnerboken, publisert i forbindelse med utstillingen, 

kalles også for et sankearkiv fra 2016 til 2023 og viser 

Kvae & Barks aktiviteter gjennom årene. Her presenterer 

kunstnerne seg selv som jordnære, usminkede, poetiske 

og eksentriske. De fremstår som to metodiske labforskere 

i egensydde frakker i tykt naturhvitt bomullsstoff med 

spesiallommer for saks og poser. Kvae & Bark er åpne om 

sine funn, deler av sine vellykkede og mindre vellykkede 

oppskrifter samt kunnskap om viltvoksende godsaker 

som fjæresauløk, strandstjerne og svovelkjuke med flere.

I et hjørne står installasjonen Den stille vinterens lys-

punkter (2023). Glass og plastbokser med syltede, tørkede 

og fermenterte ingredienser, det meste fra årets sesong, 

er fordelt utover flere trehyller. Det er god plass mellom 

boksene, og kanskje var planen at det skulle bugne mer. 

Jeg noterer ned ingredienser som syltet hundekjeks, syl-

tet rogneskudd, grisetangdokke, fjærehinne, kandiserte 

furukongler og granpollen.

Reir og nupereller
Karoline Sætre og Øyvind Novak Jenssen har også sam-

arbeidet med kunsthåndverker Mari Fallet Mosand, som 

jobber med trevirke og ulike former for tradisjonshånd-

verk. Mosand har produsert verket Å bli holdt (2023), 

som består av fuglereir i flettet pil og naturmaterialer 

ANMELDELSE: KVAE OG BARK, DEN MJUKE SKOGEN ER KUN TIL LÅNS. ANMELDELSE: KVAE OG BARK, DEN MJUKE SKOGEN ER KUN TIL LÅNS. 

Kvae og Bark, Felles jord delt bord (2023). Nupereller av Ann Elisabeth Østbøl.  
Foto: Vegard Kleven
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8 som røsslyng, sjøsivaks, reinsdyrhår, irisblader, løve-

tann- og seljefrø. I reirene, som henger rett på veggen, er 

det plassert egg i tre og steingods. Selv om flettverkene 

består av spennende materialer, sanser jeg ikke et fugle-

nærvær. Reirene ser kanskje litt for likt det vi har lært at 

et klassisk reir skal se ut.

En annen kunstner de har samarbeidet med er Ann Eli-

sabeth Østbøl, som har slått herlige nupereller til Felles 

jord delt bord (2023). Verket består ellers av et nydelig 

oppdekt bord med kopper og dekketallerkener i glasert 

steingods. Bordsettingen utgjør dog kun den visuelle 

delen av en performance som skal pirre smaksløkene for 

noen heldige påmeldte.

Det føles som om man ikke ønsker å la noen områder stå 

tomme, siden grønnkasser, beholdere og traller er plassert 

her og der. Blant disse står også arbeidet som heter En 

beholder for alle smaker (2023). Det er en kjøkkenstruk-

tur av kjøleskap med saft av mjødurt og geitrams og en 

benk som fungerer som en lagringsplass for utskiftende 

råvarer. Det skilles ikke så nøye mellom kunstobjekter 

og praktiske forordninger, og det meste virker å ha et 

formål. Her og der har kunstnerne «pyntet» med små 

ting, som en kongle, en tørr plante og en pyramide av 

tørre epleskrotter. Det er lekent, men materialene er ikke 

så spennende med tanke på at en av utstillingens styrker 

er nettopp at den viser frem de mindre kjente vekster og 

råvarer som vokser rundt oss.

Elgen i rommet
Gjennom tittelen Den mjuke skogen er kun til låns sig-

naliserer Kvae & Bark at skogen er en venn vi skal trå 

varsomt og bærekraftig i. Høstingen har et romantisk 

skjær og oppskriftene er ren poesi. Den gjennomførte 

kunstnerboken og den omfattende researchen kretser i 

hovedsak rundt land- og vannplanter, sopp og sjømat. 

Det er uklart hvordan kunstnerne forholder seg til jakt 

og kjøtt, og jeg skulle gjerne sett at Kvae & Bark hadde 

et uttalt standpunkt. Selv om de inkluderer elg og hval 

i utstillingen, så skriver de ingenting om disse råvare-

ne, og det er ingenting som tyder på at kunstnerne selv 

jakter. Sankerinteressen deres gjelder i hovedsak planter 

og noe sjømat. I en av anekdotene beskriver de hvordan 

de beveger seg forsiktig fra sjøen opp på land for ikke å 

forstyrre strandkrabbene. Denne omsorgen for alt leven-

de samsvarer ikke helt med elgen som serveres og lagres 

i galleriet.

Noe Kvae & Bark gjør riktig godt i Den mjuke skogen 

er kun til låns, er å vise fram den rikdommen som vi til 

daglig overser, men som faktisk vokser overalt rundt oss. 

Raust deler de av sin kunnskap om verdien av skogen, 

nærnaturen vår, strandsonen – og det som vokser og er 

sankbart i byen.

ANMELDELSE: KVAE OG BARK, DEN MJUKE SKOGEN ER KUN TIL LÅNS. ANMELDELSE: KVAE OG BARK, DEN MJUKE SKOGEN ER KUN TIL LÅNS. 

Foto: Vegard Kleven

Foto: Vegard Kleven
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ANMELDELSE: GRAINY SHOWERS COARSE BASEANMELDELSE: GRAINY SHOWERS COARSE BASE

NOW SAND,  
AND THEN DUST

Utstilling: Grainy showers Coarse base
Visningssted: KRAFT, Bergen 

Kunstnere: Johanne Hestvold & Alexandra Hunts, i samarbeid med Andreas Tegnander 
Kurator: Kirsti van Hoegee v/KRAFT

Tidsperiode: 18.08.–15.10.2023

Grainy showers Coarse base at KRAFT in Bergen raises 
important questions about the material of the world 
around us. The exhibition’s highlight is its tactility,  

visually however, it struggles to find its spatial 
vavavoom in the gallery, a space simultaneously too  
big and too small to embody the ambitious themes.

Text by Ruth Aitken

There is a moment in Spike Jonze’s Where the Wild 

Things Are as Max and one of the Wild Things 

walk through a desert, “This used to be all rock, 

and now it's sand and then one day it will be all dust, 

and then the whole island will be dust, and then, I don’t 

even know what comes after dust”... “Did you know the 

sun was going to die?” 

This scene emotionally caught me when first seeing the 

film; in 60 seconds, a Jim Henson puppet and a young 

boy in a dirty wolf suit surrounded by sand somehow 

capture the inevitable breakdown of all matter in the 

universe and the futility of humanity to prevent it.  

At Kraft in Bergen a room full of sand is indented with 

footprints and tracks, piled in small mounds as if an 

animal had been burrowing from below. The smell of a 

damp beach lets you know this isn’t builders’ sand, and 

on closer inspection you can see fragments of shells 

amongst the granules. In the room, on top of the sand, 

are two black wheeled-scaffolds; you can climb on them, 

I’m told by the gallery assistant, and they are moved 

around the space each day. The scaffolding platforms 

are also thick with sand, and peppering the platform are 

funnels directed towards the ground. I push the sand 

through the hole and watch it pour down the funnel, 

causing a landslide on the pile below; particles of gold 

and brown and white and mother-of-pearl. It feels coarse 

on my palm and leaves that sticky residue that the beach 

often does – what is that anyway? 

A sound sculpture plays a soundscape, building and cras-

hing and holding in soft ambient stillness near the en-

trance to the room. A column of wooden cylindrical and 

funnel-shaped speakers resembles an inverted hourglass, 

the sounds of the shore dripping down the sculpture. 

At the back of the room, over a heavy metal sill, is an 

old bank vault; sand in giant, damp mounds at each end.Foto: Thor Brødreskift »
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The exhibition, Grainy showers Coarse base, is a colla-

boration between Johanne Hestvold & Alexandra Hunts 

with the soundwork by Andreas Tegnander. Part of 

KRAFT's Invited series, curator Kirsti van Hoegee invited 

Hestvold, who in turn invited Hunts, and together invited 

Tegnander.

The gallery text makes it clear that the collaboration is 

between the two, and the soundwork is something addi-

tional and distinct. Unfortunately, it feels like this in the 

exhibition; the sculpture is standing a little at a distance 

to everything else, the sounds a little lost in the space, 

the works not quite connecting. I struggle to reconcile 

the smooth and fixed speaker column with the coarse 

granularity and ever-changing nature of the rest of the 

installation. The works speak to the same thing, but from 

different universes. 

I spent a lot of time in the vault at the back. While the 

playfulness of the scaffold and the funnels in the main 

gallery is to be enjoyed (who doesn’t love an exhibi-

tion where they can clamber?), the metaphor of the 

moving scaffolds feels heavy-handed, with their large, 

black metal frames overwhelming such a small space. 

However, their industrialism does draw attention to the 

human-centric function of materials as a resource; the 

funnels also draw attention to the way in which we ma-

nipulate and participate in the degradation of the natural 

world. 

The vault, however, tight and enclosed with sand spilling 

out into the main gallery, is simple and visceral. It is as 

tactile as in the larger space – I can walk and touch and 

trace in this sand, but in the dark, smallness of the vault, 

its assured movement is visible, overwhelming even. 

It tumbles down with any movement, eventually out, 

and in this gallery-universe, given enough time, it will 

all become evenly dispersed. The material of the wor-

ld around us suddenly becomes precious. While in the 

main exhibition, the sand-time symbology can border 

into cliché, in the vault it reminds me that cliché comes 

from something so deeply ingrained as to be ubiquitous, 

archetypal – so much a part of the human condition. It 

is reused over and over as a symbol because it captures 

so clearly the longing and loss of our time in this mate-

rial universe. And now, it captures the longing and loss 

of our world to the consumptive forces driving climate 

change.

This exhibition's highlight is its tactility; with the the-

me and with the material. As such it raises important 

questions about the material of the world around us, as 

(while I avoided licking anything) the installation hits all 

the senses. Visually, however, it is wanting – or at least, 

I want it to give more space for my brain to leave my 

eyes, and allow the brain to move through the body, into 

fingers, and into the material.

Everything around us is in constant change, decaying 

and fading as we fade. This coarse sand remains an ideal 

symbol to discuss the irreversible use of the materials 

around us and their connection to climate change – 

something is always lost with every reuse. Everything 

gets smaller, everything goes from rock to sand to dust 

and then…I don’t know what comes after dust. 

 

Notes: 
I grew up near a beach of very fine sand. The beach runs 

for 10 miles, maybe, battered by weather on the east 

coast of Scotland. A famous scene in a Hollywood film 

was once filmed there. Dunes run along the back of the 

beach, once rich with maren grass. As visitors, tourists, 

people over generations have trampled the dunes, the 

grasses have weaker roots and the unstoppable North Sea 

wind whips the sand away, spreading it long and far. One 

day, these dunes will be no more. 

I would love to see this exhibition in different context. 

Smaller or larger. KRAFT is a lovely gallery, but I fear 

that this work struggled to find its spatial vavavoom in 

the space, simultaneously too big and too small. 

ANMELDELSE: GRAINY SHOWERS COARSE BASE ANMELDELSE: GRAINY SHOWERS COARSE BASE

This coarse sand remains an ideal symbol to discuss the 
irreversible use of the materials around us and their connection 
to climate change – something is always lost with every reuse.

Foto: Thor Brødreskift
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SYNLEG TID,  
SKAKK VENLEIK

Tekst av Merete Jonvik

Sjølv om eg omfamnar høg kvalitet og dels lever 

for grensesprengande estetiske og sosiale opp-

levingar, lét eg meg ikkje tiltrekkje av ideen om 

det perfekte. Eg tenkjer at det perfekte ikkje finst. Rett 

nok kan termen vera meiningsfull på nokre område, 

det gir meining å seia «ho spelte ein bortimot perfekt 

tenniskamp» eller at eit objekt «fungerer perfekt til mitt 

bruk», men med ein gong ein nærmar seg smaksdommar 

og kunstnariske vurderingar, gir det mindre meining. 

Ei perfekt krukke? Ein perfekt installasjon? Ytringane 

grensar til det meiningslause fordi ein då straks kjem i 

berøring med smaksoppfatningar og variasjonar i desse, 

kva erfaringar ein har med kunst, og sjølve kunsthistoria. 

Om du ber 1000 personar tenkja på «det perfekte måleri-

et», vil dei ikkje tenkja på det same.

Sidan det perfekte ikkje tiltrekkjer meg, vert eg dradd 

mot det taggete, asymmetriske, skakke, rue og uvørde. 

Objektoppstillingar vert ofte meir interessante når dei 

ikkje står på rad og rekke. Folk utan arr og synlege teikn 

på aldring er vanskelegare å tenkja seg har levd. Mønster 

som ikkje er gjentakande og opplagte, får sansane i gang.

Det uperfekte står sentralt i det japanske filosofi- og 

kunstidealet wabi-sabi, og kanskje var det difor merk-

semda mi vart dradd den vegen. Idealet unndrar seg 

enkle definisjonar, men ifølgje Leonard Koren, som har 

skrive boka Wabi-Sabi for Artists, Designers, Poets and 

Philosophers, har wabi-sabi same posisjon i japansk este-

tikk som greske ideal om venleik og perfeksjon har i Ves-

ten.1 Wabi-sabi fokuserer på det enkle og på at ingenting 

varar, ingenting vert avslutta, og ingenting er perfekt.2

Høgst forståeleg er det difor at så mange finn det uper-

fekte og synleggjering av det ufullkomne tiltrekkjande, 

og då ikkje (berre) som romantisk idé, men som eit este-

tisk ideal som er nærare og meir i samsvar med røynda. 

Når det gjeld wabi-sabi, verkar det likevel som om dette 

i ein vestleg kontekst i stor grad har blitt oppslukt i ei 

form for simplistisk sjølvhjelpsspråkdrakt, i sjølvhjelps-

bokmaskineriet. Samstundes undrar eg på om ikkje wa-

bi-sabi kan ha interessante koplingar til det som blir kal-

la den nymaterielle vendinga. Sentralt i denne er foku-

sering på prosess og tilbliing, at ting og objekt er livfulle 

og har evna til å påverka handling og handlingsforløp, 

og at ein forsøker å gjera forholdet mellom subjekt og 

objekt mindre hierarkisk. Spenninga mellom desse tol-

kingane interesserer meg og er tema for denne teksten.

Tida sin gang materialisert
Sjølv om forholdet mellom perfeksjon og ikkje-perfek-

sjon er interessant, er det kanskje vel så mykje korleis 
Karin Forsberg, Expanding Matter.  

Foto: Bjarte Bjørkum for Rogaland Kunstsenter. 
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tid gjer seg synleg i materielle objekt som gjorde meg 

merksam på wabi-sabi. Korleis tid og venleik viser seg i 

objekt, kunstverk og kunsthandverk.

Om du tenkjer på eit objekt du har i din nærleik, eller 

eit objekt du har halde i i den siste tida, er tida synleg i 

objektet? Er det mogleg å sjå korleis tid, bruk og slitasje 

har handsama objektet? På den måten at det er skadd 

eller forsøkt reparert? Eller som spor av korleis objektet 

er blitt til, produsert? Gjorde dette det skadde objektet 

finare eller mindre fint, meir eller mindre verdifullt? Og 

kva er det eigentleg som gjer objekt tiltalande? Form og 

farge? Affeksjonsverdi? Salsverdi? Om dei er fint brukte? 

Slitte på den rette måten?

Wabi-sabi
Det er skrive fleire bøker om wabi-sabi, men filosofien er 

ikkje lett å gripa om og verbalisera – noko forfattar og 

BBC-personlegdom Marcel Theroux gir merksemd i pro-

grammet In Search of Wabi Sabi with Marcel Theroux.3 I 

programmet kjem filosofien fram som så djupt rotfesta i 

japansk tradisjon og liv at han vanskeleg let seg omtala 

og verbalisera for folk – som del av det ikkje-talte og 

tatt-for-gitte.

Grev ein litt djupare i litteraturen, finn ein at wabi-sabi 

har rot i den japanske zen-buddismen generelt og i tese-

remoniar spesielt. På slutten av 1500-talet, skriv Koren, 

byrja sabi å skildra ei form for emosjonell tone eller ma-

terialitet knytt til ei ny form for japansk teseremoniprak-

sis.4 Te kom til Japan frå Kina, med zen-munkar som 

brukte seremonien til å halda seg vakne under medite-

ring. Nokon omtalar teseremonien som eit materielt ut-

trykk for wabi-sabi, at seremoniane gir ein atmosfære av 

wabi-sabi.5 Blant vage definisjonar av ordet sabi er desse: 

«gleda ved det som er gamalt og einsamt», eller «venlei-

ken i det som har visna» (mine omsetjingar).6 Koren skriv 

om ei form for «sabi sensibility» som har slektskap med 

det ufullstendige, imperfekte, det gøymde og obskure, 

det som ikkje samsvarar. Sabi kan tyda venleik som kjem 

med alder eller tid. Lause definisjonar av ordet wabi hin-

tar i retning enkelheit, imperfeksjon og flyktig venleik.7 

Dei to konsepta wabi og sabi verkar slik å gå noko over i 

kvarandre – for ikkje å gløyma at dei fonetisk kling godt 

i lag – men tid og materialitet står sentralt i begge. Syn-

leg tid og ikkje-perfeksjon i materielle objekt og kunst.

Sjølv om filosofien ikkje enkelt let seg forklara, er det 

mogleg å seia at wabi-sabi kan vera både ei haldning, 

ein atmosfære og eit estetisk ideal. Wabi-sabi avviser det 

reine, ordna, ordentlege og symmetriske og fokuserer 

heller på det irregulære og grov-teksturerte. Ytst sentralt 

står korleis sjølve tida set materielle avtrykk.

Sjølvhjelpslitteratur og nymaterialisme
Fleire av bøkene om wabi-sabi som har blitt omsette til 

norsk eller nådd ein norsk kontekst,  er prega av eit att-

kjenneleg oppskriftsbasert sjølvhjelpsspråk. Dette gjeld til 

dømes Wabi sabi – oppdag skjønnheten i det ufullkomne8 

av Oliver Luke Delorie. Denne lokkar med at ein kan 

finna sjelefred om ein har kjennskap til den japanske 

filosofien, og rettar seg mot dei som ønskjer eit enklare 

og rolegare liv, og som vil ta imot hjelp og oppskrifter på 

vegen. Her kan ein lesa setningar som: «Å ta til seg wabi 

sabi-filosofien har ingen negative bivirkninger», «Hva 

kan være bedre enn å finne en indre ro, velvilje og me-

ning i hvert eneste problem eller utfordring du møter?», 

«La reisen være målet – det å ankomme er bare halve 

gleden», og «Hver dag får vi rikelig med muligheter til å 

få et glimt av den iboende skjønnheten i alt rundt oss. 

Så neste gang du føler avsky for noe, se nærmere». Det 

hjelpande imperativ-språket gjer det vanskeleg å lesa og 

å ta teksten seriøst, og slike utgjevingar gjer oss heller 

ikkje særleg klokare på kva wabi-sabi er. Bøkene er retta 

mot det personlege, som jo sjølvhjelpsbøker er, og seier 

dermed ikkje noko om dei større samanhengane, om 

kompleksitet og kontekst. Men ting er etter mi meining 

sjeldan enkle, så kvifor ikkje seia det som det er?

Karin Forsberg, Expanding Matter.  
Foto: Bjarte Bjørkum for Rogaland Kunstsenter. 

Karin Forsberg, Expanding Matter.  
Foto: Bjarte Bjørkum for Rogaland Kunstsenter. 

»
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Vel ein å sjå wabi-sabi i eit litt anna lys kan ein òg finna 

interessante koplingar til ny-materialistiske teoriar. Desse 

understrekar tilbliing og prosess – og at objekt er noko 

som blir heller enn er. Ein er her opptatt av verkekrafta i 

objekt – at denne ikkje berre finst hos subjektet. Ny-ma-

terialistisk tankegods fokuserer langt meir på former for 

verkeevne og kraft i materielle objekt og konstellasjonar9 

enn det wabi-sabi gjer, men dei kan kanskje seiast å 

møtast i det at begge understrekar at materielle objekt 

er i tilstandar av tilbliing. Statsvitar Jane Bennett argu-

menterer for «mer oppmerksomme møter mellom men-

neske-materialitet og ting-materialitet».10 Kan det vera 

slik at wabi-sabi som filosofi og estetikk har i seg nokre 

av samtidskunstfeltet sine tankar og utforsking av korleis 

ting er og blir, og av merksemda som vert retta mot det 

materielle? Kva kunstnariske praksisar kan løftast fram 

frå ein norsk kontekst som understrekar prosess og til-

bliing i sine materielle utforskingar, eventuelt òg synlege 

skadar og skavankar i kunstverk og objekt?

Wabi-sabi i kunsten
I jakta på spørsmåla ovanfor fann eg mykje interessant, 

eg gjorde det, om enn ikkje (så) mykje interessant som 

kan knytast til wabi-sabi. No er det heller ikkje slik at 

kunstnarar naudsynleg soknar til eller tydeleg seier at 

dei er inspirerte av wabi-sabi, det finst nokre, men det er 

ikkje mange.

Blant kunstnariske praksisar som verkar i Noreg, og som 

eg har tenkt på undervegs i arbeidet med teksten, er 

praksisane til glaskunstnar Karin Forsberg og den ber-

gensbaserte kunstnaren Petra Rahm. Begge stillferdige, 

tankeopnande kunstnarskap som kanskje ikkje har mykje 

felles, men som likevel kan setjast i samanheng med 

dette eg driv og tenkjer på – med enkelheit, prosess og 

det uperfekte. Ingen av dei gjer sjølve koplingar til det 

japanske estetiske idealet, for å ha det sagt.

Glas og prosess
Understreking av prosess og tydelege produksjons- og 

tilbliingsspor er synlege i Karin Forsberg sin kunstna-

riske praksis. Ho er utdanna innan glas og har praksis 

som glasblåsar frå Sverige bak seg. Spesielt i utstillin-

ga Expanding Matter vist på Rogaland Kunstsenter i 

2022 leikar Forsberg med glas, tilbliing og objektstatus. 

Glasverka i Expanding Matter såg ikkje ut som glas, 

men dei såg tydeleg ut som dei var i ferd med å bli til. 

Som om dei var på eit mellomstadium som objekt, men 

ferdige som kunstverk. Nokre av dei synleggjorde si eiga 

forming, mellom anna kunne vi sjå stivna renne- og 

smelteprosessar i sylinderforma glasskulpturar som var 

frosne i ein tilstand med masse veltande over sine eigne 

breidder. Tida var som låst fast i verka, ho var ikkje av-

slutta, og det fungerte levandegjerande. Agensskapande. 

Objekta vart aktive.

Feminist og filosof Karen Barad si utsegn om historisite-

ten som heftar ved objekt, kan kasta lys over Forslund si 

eksperimentering med glas: «…materials are always and 

already on their ways to becoming something else – al-

ready an ongoing historicity.»11 Barad omtalar ein histo-

risitet som er pågåande. Objekt er historie in the making. 

Utsegna kan takast til inntekt for at alle skapningar og 

all materie ikkje er noko som er, men snarare noko som 

blir, noko evig framveksande. Antropolog Tim Ingold er 

ein av dei som reflekterer over at det er langt frå klart 

når ein organisme vert ein artefakt, når materie vert eit 

objekt.12 På kva tidspunkt skjer statusendringa?

Det verkar vanskeleg å koma forbi og under
overflata av tankegodset i wabi-sabi-filosofien.

Petra Rahm, Spor (2019/2020). Petra Rahm. 

Detalj. Petra Rahm, Spor (2019/2020).  
Foto: Petra Rahm. 
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ESSAYESSAY

Noter
(1) Leonard Koren (1994). Wabi-Sabi for Artists, Designers, Poets and 
Philosophers. Stone Bridge Press.
(2) Richard R. Powell (2004). Wabi Sabi Simple. Adams Media.
(3) https://www.youtube.com/watch?v=Z2P8z7kYJW0
(4) Leonard Koren (2015). Wabi-Sabi: Further Thoughts, Imperfect 
Publishing.
(5) Utstillingstekst for Napa Valley Museum (2017), https://
napavalleymuseum.org/exhibition/wabi-sabi/
(6) Leonard Koren (2015). Wabi-Sabi: Further Thoughts, Imperfect 
Publishing.
(7) Yuriko Saito (2007). The Moral Dimension of Japanese Aesthetics, 
The Journal of Aesthetics and Art Criticism, https://academic.oup.com/
jaac/article/65/1/85/5957631?login=false
(8) Oliver Luke Delorie (2019). Wabi sabi – oppdag skjønnheten i det 
ufullkomne, Memo Forlag AS.
(9) Sjå til dømes Jane Bennett (2022) Vital materie, Existenz forlag. 
(10) Jane Bennett (2022) Vital materie, Existenz forlag, side 11.
(11) Karen Barad (2003, side 821) i Tim Ingold (2015). Making. 
Anthropology, Archeology, Art and Architecture, Routledge.
(12) Tim Ingold (2015). Making. Anthropology, Archeology, Art and 
Architecture, Routledge.
(13) Leonard Koren (2015). Wabi-Sabi: Further Thoughts, Imperfect 
Publishing.

Forslund sine eksperiment bidrar til å mjuka opp distink-

sjonane mellom organismar og artefakter, mellom mate-

rialitet og objekt, og set tida og det prosessuelle i fokus. 

Vi ser naturlege og rå former, vi ser endringsprosessar, vi 

ser synleg tid.

Empati
I delar av Petra Rahm sin kunstnariske praksis, og kan-

skje spesielt i verket Spor frå 2021, finn eg ei tematise-

ring av både det enkle, det flyktige, tilfeldigheiter og det 

uperfekte. Spor består av ein brodert duk der broderia 

ikkje er attkjennelege som mønster eller figurasjon, men 

kanskje som flekkar. Eg spekulerer i om intensjonen har 

vore å laga ein ufin duk. Å simulera liv, bruk, det levde 

som skjer oppå ein duk. Verket er kledd i smuss. Det har 

ein skakk venleik.

Kva adjektiv er ein duk? Han kan vera tiltalande, uvør-

den, vakker, skjør, fargesterk og mykje meir. Han kan òg 

ha synlege skadar etter bruk, spor i seg etter korleis han 

blei laga. Tid som har gått kan vera synleg i han. Frå 

faktisk bruk eller simulert bruk. Er det perfekt?

Det uperfekte i materielle objekt kan vekka empati hos 

oss. Koren skriv til dømes: «Imperfection-embodied 

things can arouse a sense of empathy.»13 Kvifor gjer dei 

det? Er det så enkelt som at det minner på at alle vesen 

og ting er feilbarlege? Minner oss på at vi alle er «i pro-

sess»? Fordi vi alle veit at vi er ufullkomne, og dermed 

kjenner oss att? Er det vanskeleg å leva seg inn i det 

perfekte?

Å reparera med gull
Ein praksis som har wabi-sabi-filosofien i seg og dermed 

synleggjer kva han kan vera, er kintsugi. Kintsugi er 

ein praksis som reparerer skader ved objekt heller enn 

å vurdera dei som utgåtte og ubrukelege. Ein reparerer 

då ikkje på ein måte som forsøker å skjula skaden eller 

krakket objektet hadde, ein reparerer med gull. Med lakk 

og gullpulver. Dette ordnar objektet tilbake til status som 

brukande, men det tilfører det òg ny verdi. Viser skadar 

heller enn å skjula dei. Gjer objektet til noko nytt. Syn-

leggjer og gjer at det ikkje treng kastast. Omfamnar det 

uperfekte. Sidan materialet er gull, gjer ein forsøksvis 

skadestaden, skaden, til det finaste ved objektet. Skade-

staden skin.

Ein treng ikkje vera mykje av ein idealist for å synast 

at dette har noko for seg. Det er noko både djupt mei-

ningsfullt og vakkert ved ideen om reparasjon og ei slags 

forskjønning av reparasjon. Det kan vera empatiframkal-

lande.

Tankekraft
Spørsmålet for meg, som skriv om kunst og ikkje lagar 

kunst, blir i denne samanhengen om koplinga til det 

estetisk-filosofiske idealet wabi-sabi, slik det har trans-

formert seg på reisa frå sin heimlege japanske kontekst 

og til det landa i Noreg, tilfører noko som helst av ny 

tankekraft i forståinga av kunstnariske praksisar og verka 

som kjem ut av dei, eller om krafta i dei nymaterielle 

perspektiva gjer nytten på eiga hand. Eg trur eg landar 

på det siste. Det verkar vanskeleg å koma forbi og under 

overflata av tankegodset i wabi-sabi-filosofien. Er det 

fordi wabi-sabi slik han har blitt transformert til Vesten, 

for evig er dømt til å vera platt og overflatisk? Wabi-sabi 

som konsept verkar vera så overtydeleg at det ikkje let 

seg bora i. Så ope at det er svært anvendeleg, så flytande 

at ein nærast ikkje kan nytta det feil.

Treffpunktet mellom wabi-sabi og nymaterialismen kan 

vera blikket mot materialiteten og understrekinga av det 

tidsbundne i materialitet. Materielle utforskingar som 

synleggjer tid og tilbliing. Så skil dei lag der det nyma-

terialistiske tankegodset tek til å utforska og understreka 

agensen i objektet og påverknadskrafta i materialiteten.

Petra Rahm, Spor (2019/2020).  
Foto: Thor Brødreskift

Karin Forsberg, Expanding Matter.
Foto: Bjarte Bjørkum for Rogaland Kunstsenter.
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RAPPORT: CRAFT AS A MEETING PLACERAPPORT: CRAFT AS A MEETING PLACE

GLEDEN  
OG SLITET

At håndverk evner å binde folk sammen  
var det mest grunnleggende utgangspunkt  
for seminaret Craft as a meeting place,  

som fant sted på Nasjonalmuseet 8.  
november i tilknytning til den parallelle  
visningen av Norske Kunsthåndverkeres 

Årsutstillingen 2023.

Tekst av Line Ulekleiv

Foto: Abrakadabra Studio / Jan Khür
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6 Utviklet av Norwegian Craft var seminaret en 

påminnelse om kunsthåndverkets kollektive og 

globale base – fra det lokale til det planetariske, 

som en paneldeltager uttrykte det i seminarets oppsum-

merende fase. Kunsthåndverkets samtidige nedslagsfelt 

og selvforståelse kan også ses i lys av postkolonial tenk-

ning. Dette brede internasjonale perspektivet var tidsty-

pisk sterkt til stede på seminaret – med et særlig arktisk 

fokus på Sápmi og Grønland. Urfolks håndverk blir i 

denne sammenhengen en prioritert, men grunnleggende 

utsatt ressurs.

Museal friksjon
Håndverket ble i seminaret fremstilt som samarbeidsori-

entert infrastruktur og motstand – satt i relieff mot indi-

vidualisert (underforstått fremmedgjørende) avsondring. 

Et hovedpoeng var gleden ved å lage, på et overordnet 

kollektivt plan. En rød tråd var også aktivistisk respons 

på storsamfunnets rovdrift på naturressurser. Christina 

Zetterlund, uavhengig kurator og designprofessor ved 

svenske Linnéuniversitetet, holdt i alle programpostene i 

første del av seminaret. Andre del besto av tre workshops 

(på Samisk Hus, Kunstnernes Hus og Melahuset), hvor 

man blant annet kunne lære å lage øreringer som kombi-

nerte inuittselskinn og kystsamisk broderi. 

Zetterlund skisserte hovedtema og problemstillinger på 

effektivt, om enn forenklende, vis ved å peke på verten 

Nasjonalmuseets fysiske inndeling i kunsthåndverk/de-

sign plassert i første etasje og billedkunst opp trappen. 

Her ble materialbaserte diskurser et uttrykk for det jord-

nære, hvor man deler og lærer av hverandre. Kunsthånd-

verket ble omtalt som en egen epistemologi som gikk 

i rette med Nasjonalmuseet som en klassisk institusjon 

hvor nasjonen manifesterer seg. Bakenfor ligger den 

gamle kritikken av hierarkiet, hvor billedkunsten trumfer. 

Ønsket om å snu om på dette stivbente verdisystemet 

tillegger materialiteten en eksistensiell dimensjon, en 

måte å være i verden på – med en gitt praksis og kunn-

skap på et gitt sted. Omgitt av strikkende unge menn fikk 

seminaret tidvis en sterkt idealistisk og normativ reto-

rikk. Likefullt er det museale rammeverket interessant. 

Hvordan fungerer museets definisjoner, er det i takt med 

kunsthåndverkfeltets selvforståelse? Museets egen om-

visning i Årsutstillingen i pausen synliggjorde med sine 

subjektive selvfølgeligheter i alle fall en avstand til sitt 

trente og profesjonelle publikum, innstilt på et spesiali-

sert og faglig fokus. 

Marginer i sentrum
Karen Patel, forsker og direktør for Centre for Equality, 

Diversity and Inclusion in the Arts ved Birmingham City 

University, har ledet et prosjekt i samarbeid med Crafts 

Council som har kartlagt strukturelle ulikheter innen 

håndverk, med interseksjonelt fokus på kjønn, etnisitet 

og klasse. Hun har sett på en rekke sosialt engasjerte 

organisasjoner som jobber med dette i Storbritannia og 

Australia. Patels foredrag var en nokså tørr og faktuell 

gjennomgang av statistikk som resultat av dette arbei-

det. Undersøkelsen kunne rapportere om opplevelser av 

rasisme og mikroaggresjon – noen av disse er delt i en 

podkastserie på craftexpertise.com. Maktforholdet mel-

RAPPORT: CRAFT AS A MEETING PLACE RAPPORT: CRAFT AS A MEETING PLACE

Foto: Abrakadabra Studio / Jan Khür

Kunstner Damien Ajavon.   
Foto: Abrakadabra Studio / Jan Khür
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lom synlighet og usynlighet handler blant annet om at 

de mest suksessrike britiske utøverne mest sannsynlig er 

hvite middelklassemenn.

Mer implisitt adressert var forbindelser mellom håndverk, 

fellesskap og omsorg, hvor materialbaserte praksiser kan 

bidra til å skape møteplasser, blant annet for innvan-

drerkvinner. Ulikheter og undertrykkelse skaper hindre 

for integrering, i praksis isolasjon, ytterligere sementert 

under pandemiens ensomhetsbølge. Diverse nettprosjek-

ter, blant annet med treskjæring, ble initiert av disse 

organisasjonene som kontaktbyggende tiltak. Patel pekte 

også på manglende finansiering og at slike sosialt enga-

sjerte praksiser har skjulte utgifter, blant annet i form av 

at utøvere også må agere som sosialarbeidere. Håndverk 

som viktig for psykisk helse, og verdien av å fortape seg 

i et materiale sammen med andre, er universelt, selv om 

man selvsagt kan diskutere overføringsverdien til norske 

forhold.

Postkoloniale knuter
Bart Pushaw, som underviser i kunsthistorie ved Univer-

sity of Tennessee i Chattanooga, har kolonialhistorie som 

hovedfelt. Han tar del i et internasjonalt forskningspro-

sjekt rundt nordisk kolonialisme, hvor han jobber med 

museer og samlinger om kulturell arv og repatriering, 

blant annet av inuittiske gjenstander. Han presenterte to 

objekter som på en kondensert måte bar i seg en kom-

pleks og kronglete historikk knyttet til arktiske forhold 

og forskyvning av opprinnelse. En liten samisk modell 

av en treslede med rød og gul filt – laget av Lars Hæt-

ta – befinner seg på et museum i Alaska, og Pushaw har 

sporet dens smått absurde historiske rute. Han fortalte 

hvordan denne duodjiartefakten antagelig ble fraktet 

over Atlanterhavet i 1898, som del av et følge av samer 

og 500 reinsdyr (!) som skulle instruere amerikanske 

urinnvånere. Tvungen overføring av kunnskap mellom 

ulike urfolk er på flere nivåer en suspekt idé som i Pus-

haws beretning befester en systematisert rasisme. 

Den andre gjenstanden var en ornamental tobakkspung i 

selskinn laget av inuitter på Grønland som viste en hval-

fangstscene. Utenforskap og utnytting blir av Pushaw 

ansett som  kontekst for et først og fremst etisk krav om 

tilbakeføring. Han avsluttet sin del med å uttrykke be-

undring for de samiske Fosen-protestene inne på Olje- og 

energidepartementet i februar, hvor duodji uavbrutt ble 

laget og garn ble smuglet inn. For øvrig var det hevet 

over debatt at Christian Krohgs omdiskuterte Leiv Eriks-

son-maleri er kolonialistisk. Nyanser hadde kanskje ikke 

sin beste dag, og den summariske fremstillingen innbød i 

liten grad til en ordentlig diskusjon, selv om disse objek-

tenes historikk utvilsomt er svært interessant.

Komplekse kulturer
Kunstnernærvær var en tydelig og riktig prioritering i 

seminaret, og her var Damien Ajavon sentral i sin kon-

kretisering av materialmangfold. Ajavon har en spesielt 

sammensatt bakgrunn, med røtter i Senegal og Toga, 

oppvekst i Paris og utdanning fra flere europeiske land, 

blant annet Belgia, Italia og Norge. Han karakteriserte sin 

praksis som flytende siden materialene er det, og dette 

ønsket om å la materialene – først og fremst tekstile og 

vevde – snakke, spiller sammen med interessen for opp-

hav, ivaretagelse av tradisjon og markering av identitet. 

Tekstilets helende og beskyttende potensial understrekes 

av Ajavon. Det blir en taktil historieforteller og samtidig 

et slags personlig arkiv. Når han snakket om fellesskap, 

var det mest i overført betydning, hvor samtalen med 

tidligere generasjoner blir et nærmest magisk sted hvor-

fra han ivaretar en håndverkstradisjon. 

Denne måten å forholde seg til et materiale på, som både 

noe fysisk og spirituelt, gjorde seg i en viss forstand også 

gjeldende i kunstnerpresentasjonen til svenske Ida Isak 

Westerberg. Hun bruker samarbeid som form mer direkte, 

blant annet ved å lage workshops, vevesirkler og sceno-

grafi for danseforestillinger. Også naturen blir presentert 

som en samarbeidspartner, idet hun lar myr samhandle 

med nedgravde vevde tekstiler. De biologiske prosessene 

og den oksygenfrie myra blir her simpelthen performati-

ve faktorer. 

Ydmykhet og sinne
I panelet som samlet seg til slutt i programmet, vendte vi 

tilbake til den voldelige fortiden, opplest og vedtatt. Pus-

haw ledet an: Hvordan var han, som i sin forskning byg-

ger på andres historier, noe annerledes? På hvilken måte 

hadde han rett til det? Dette ble vel i grunnen ubesvart, 

og man kan jo også tenke seg andre mulige og relevan-

te spørsmål. Han tok også fatt i det øyensynlig mindre 

kompliserte spørsmålet om glede gjennom praksis, som 

Zetterlund innledet med. 

Den sjøsamiske kunstneren, aktivisten og duojáren Márjá 

Karlsen fortalte at duodji tar hånd om henne, samtidig 

som koften hun satt i var et direkte resultat av en lang 

kamp. Ikke bare formødre, men også fremtidige døtre var 

sammen med henne i håndverket, som også den unge 

generasjonen må sette seg inn i dybden av. Zeenath 

Hasan, som er involvert i mat og næring som materiale 

for kunstnerisk forskning, plasserte gleden i fordøyelsen 

(også metaforisk, vil jeg tro) – i det som går inn og ut. 

Den beroligende virkningen av å bearbeide dyreskinn var 

viktig for den grønlandske skredderen Sofie Amondsen, 

som forsøker å bevare bærekraftige prosesser med base 

i naturen. Hun valgte å innta en ydmyk posisjon, hvor 

hun jobber med det uvisse. Forventet andektighet ble 

parert med hennes ønske om å fornye og forbedre enkelte 

verktøy, en smule tilpasning til det hun omtalte som vår 

superfuturistiske virkelighet. Denne praktiske elastisite-

ten var verdt å merke seg. I kontrast påsto Lillian Støen, 

som siden 2007 har jobbet med romanifolkets kulturelle 

uttrykk i Norge, at hun aldri hadde følt noen glede ved 

arbeidet – det var et evig slit. 

Avslutningsvis, på spørsmål fra salen om museet vi 

befant oss i, slo Márjá Karlsen fast at visningen av de 

samiske gjenstandene i Nasjonalmuseets samling var et 

slags overgrep, en veritabel videreføring av volden. Å 

vise tekstile gjenstander uten at man kan se sømmen var 

meningsløst ut fra samisk livssyn, likeledes var det re-

spektløst å vise duodji ved siden av dronning Mauds an-

trekk. Knivingen om definisjoner og relasjonell makt er 

ikke et avsluttet kapittel, og grenser for samhold strekes 

opp kontra seminarets mer idylliserende gruppemodell. 

Museet får dermed en grunnleggende dobbelthet ved 

seg – det blir både bekreftende rammeverk for samhold 

og oppreisning av håndverket (som i forlengelse styrker 

kunsthåndverkets egen faglighet) og opponent, per defi-

nisjon.

RAPPORT: CRAFT AS A MEETING PLACE RAPPORT: CRAFT AS A MEETING PLACE

Foto: Abrakadabra Studio / Jan Khür

Kunsthistoriker Bart Pushaw og kunstnerne Márjá Karlsen,  
Sofie Amondsen, Zeenath Hasan og Lillian Støen.  

Foto: Abrakadabra Studio / Jan Khür
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ANMELDELSE: NORSKE KUNSTHÅNDVERKERES ÅRSUTSTILLINGEN 2023ANMELDELSE: NORSKE KUNSTHÅNDVERKERES ÅRSUTSTILLINGEN 2023

TVETYDIGHETENS  
ØYEBLIKK

Hva er forbindelsen mellom å tenke gjennom noe,  
arbeide seg gjennom noe og fysiske prosesser, håndverk?  
Slike spørsmål får vi mange interessante svar på under  

Årsutstillingen anno 2023.

Tekst av Kjetil Røed

Utstilling: Norske Kunsthåndverkeres Årsutstillingen 2023
Tidsrom: 20. oktober–30. desember 2023

Sted: Nasjonalmuseet

Jeanne-Sophie Aas, Metamorfose I (2022). Foto: Annar Bjørgli
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Hvordan kan kunsthåndverket være en aktiv del 

av å handle i verden? Dette er tråden jeg henger 

meg mest opp i på Årsutstillingen 2023. Selve 

inngangsarbeidet, Repparfjorden 22:45 – 22.08.2021 

(2022), slår an tonen. I veggteksten ved verket forteller 

kunstneren – Terje Grimen – at han ba en av aktivistene 

i kampen mot gruvedrift i Repparfjorden om å sette seg 

ned og meditere over hvorfor hun var der – for så å åpne 

øynene og se på ham. Det er henne også vi kan betrakte, 

der hun i utstillingen ikke bare ser ut på kunstneren, 

men gjennom verket tilbake på oss. Det tankevekkende 

ved dette verket er ikke aksjonen i seg selv, men snarere 

hvordan det utbroderer tydelighetens øyeblikk som opp-

står i et menneske når vi bestemmer oss for å handle for 

at verden skal forandres. Øyeblikket inngår dessuten i 

det kunstneriske arbeidet, bokstavelig talt, for kun halve 

ansiktet er realistisk fremstilt; resten er satt sammen av 

broderte firkantede punkter som danner et eget mønster. 

Kunstneren har ikke til hensikt å skjule den portretter-

te, tenker jeg, men snarere flette inn selve håndverket. 

Broderingen er ikke noe utvendig – en tilfeldig teknikk 

som ikke vedgår tematikken – men snarere en form som 

inngår i arbeidet med å forstå holdningen aktivisten ar-

tikulerer. 

Siren Elise Dversnes Dahle tilkjennegir en lignende me-

tode i Betongliv (Gladengveien 14) (2022), hvor motivet 

– et forfalt hus på adressen tittelen henviser til – ikke 

fremstilles direkte, men snarere fremtrer gjennom selve 

vevens oppsplittede og løse struktur. Igjen er det snakk 

om å arbeide seg gjennom noe man er vitne til, kanskje 

noe man vil gjøre noe med, med håndverket som erkjen-

nelsesmiddel. 

Helen Birgitte Hausland, som har atelier i den nedlagte 

fabrikken Norsk Teknisk Porselen, har en mye mer ten-

tativ tilnærming i Historien (2023). I skulpturer som kan 

se ut som forsteinede sjødyr har hun innlemmet avtrykk 

fra støpeformer som Norsk Teknisk Porselen etterlot seg. 

Eksakt hva verket sier er uvisst, men kunstneren selv 

antyder at «de beste historiene er de vi ikke helt kjenner». 

Det ligger i hvert fall en poetisk kraft i å videreformidle 

avtrykk i en slik undrende form fra de tilsynelatende 

verdiløse restene av en fabrikk som lagde kopper og kar. 

Åpenheten er stimulerende og ansporer til en svermerisk 

refleksjonsbane rundt relasjonen mellom tingenes histo-

rie og verdien av dem i samtiden vi lever i. Det samme 

kunne man kanskje sagt om tekstilverket Når alt vi vet 

blir fremmed (i morgen gjentok alt seg på nytt)/primula 

(2023) signert John K. Raustein, hvor nettopp det udefi-

nerte i hva disse sekkene eller posene eller flakene av tøy 

egentlig skal være er det som gjør dem til noe. Det ma-

nifesterer tvetydighetens øyeblikk når vi ser på noe før 

vi gjenkjenner det og forvirres. Verket holder fast ved det 

ukjente gjennom det kjennbare. Denne formen for krys-

tallisert undring, hvor det gåtefulle er her rett foran oss 

og ikke gjemt bort, er både poetisk og tankeeggende. 

Andre verk tar effektivt for seg dissonansen mellom ulike 

interesser, eller krefter, ved sammenstillinger av former 

og materialer. Elin Hedbergs Dragkraft (2023) setter 

materialer og former opp mot hverandre på en måte 

som også viser samhørighet i det ulike. En blankpusset 

sølvsylinder er spent fast til en kort planke med en sort 

tråd, på en slik måte at den bøyer seg mot treflaten. Et 

distinkt bilde på krefter som trekker både mot hverandre 

og sammen – frihet og ufrihet, om man vil trekke linjen 

ANMELDELSE: NORSKE KUNSTHÅNDVERKERES ÅRSUTSTILLINGEN 2023 ANMELDELSE: NORSKE KUNSTHÅNDVERKERES ÅRSUTSTILLINGEN 2023

Ove Harder Finseth, Glemte minner (2022). Foto: Ina Wesenberg 
»
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Flere kretser rundt relasjonen mellom det indre  
og det ytre – hvordan våre følelser og mentale liv  

kan bearbeides for å kunne passe inn i en  
uoversiktlig og uforutsigbar verden. 

Fra Norske Kunsthåndverkeres Årsutstilling 2023 i Nasjonalmuseet. F.v. Sofie Brønner «Raisin», Jeanne-Sophie Aas «Metamorphosis I»,  
Marianne Moe «Blått flimmer», Eirin Hansen «FØNIKS - BREAK OF DAWN», Eyvind Solli Andreassen «hålle», Andrea Scholze «Skogvesen»,  
Aleksander Jæger «Farsinstinkt», Siv Bugge Vatne «Humming 99». Foto: Ina Wesenberg / Nasjonalmuseet
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til det menneskelige. Ingrid Becker gjør noe lignende i 

Kveil 2 (2023), som kan betraktes som en slags kurv si-

den den er flettet sammen av strimer av pilbark. Igjen er 

det en speiling av det indre og det ytre her, for i kampen 

mellom materialer som hele tiden pågår uten at vi ser 

det – gjennom deres mykhet eller hardhet, for eksempel – 

finnes det en dans mellom de ulike materialene i verden.

Ingrid Forlands elegante Hooked II (2021) består av to 

enkle steingods-dråpeformer spikret sammen på veg-

gen. I all sin enkelhet er imidlertid assosiasjonsrommet 

rundt denne lille skulpturen stort: Dråpeformene kan for 

eksempel ligne tårer og bringe tankene i retning av at 

sorg som regel ikke kommer i isolasjon. May von Krogh 

gir på sin side det triste en original form i Moder (2023), 

som er en slags hyllest, eller et sorgarbeid, over en mor 

som døde etter lang tids sykdom, deriblant tarmplager, 

depresjon og demens. Skulpturen som bearbeider morens 

bortgang viser ikke henne, men skaper et symbolsk rom 

hvor både kunstner og publikum kan bearbeide slike 

vonde prosesser fra et visuelt kraftfullt og tvetydig bilde: 

en boksesekk som har revnet slik at innvoller tyter ut. 

Vi finner en lignende speiling mellom det legemlige og 

materialer i Karen Kviltu Lidals Bodyspace – Installation 

#3 (2023), hvor de opphengte teppene samsvarer med 

kunstnerens egne kroppsdimensjoner. Rammene har 

samme dimensjoner som en gjennomsnittlig dør, slik at 

teppet inviterer til å reflektere over relasjonen mellom 

individ og arkitektur. Teppet blir et fokuspunkt for spørs-

målet om hvor langt vi skal gå for å tilpasse oss våre 

omgivelser, og fastholder nettopp tilstanden av å være på 

terskelen til et standardformat (døråpningen). 

Jeanne-Sophie Aas har en annen, litt unheimlich kropp-

svinkling i Metamorphosis I (2022). Verket består av en 

hårbørste hvor hun møysommelig har plantet hår der 

børstespilene vanligvis sitter i den eksakte lengden hen-

nes hår hadde da det fikk gro fritt i fem år. Dette hybride 

objektet, som manifesterer en overgangsform mellom 

et individs legemlige eksistens og en ting, får meg til å 

tenke på hvordan ting ofte er nettopp slik: De er ikke 

trygt plassert «der ute», men flyter over i kroppene våre 

og tankene våre. Metamorphosis I er et godt bilde på det. 

Den som mest eksplisitt – og like unheimlich – tar for seg 

kroppen her, er Corrina Thorntons videoverk Slice (2023) 

(som bare motivisk hører hjemme her, kunne man si). I 

likhet med von Krogh er det et snitt i en overflate hvor 

noe truer med å velle ut, men denne gangen er overflaten 

udefinert, ingen klar kroppsdel eller ting, snarere bare 

den urovekkende grensen mellom hud og det som er bak 

huden. To hender jobber iherdig med å holde sprekken 

lukket slik at ikke innside og utside flyter helt sammen. 

En fin metafor på den daglige kampen de fleste står 

overfor? Et sterkt verk og heftig bilde, uansett. 

Flere kretser rundt relasjonen mellom det indre og det 

ytre – hvordan våre følelser og mentale liv kan bearbei-

des for å kunne passe inn i en uoversiktlig og uforutsig-

bar verden. For eksempel presenterer Katrine Ellefsens 

Gul enhet (Bag Lady Syndrome-serien) (2022) oss for et 

fint bilde på denne organiseringsimpulsen: Over et flere 

kvadratmeter stort veggparti har kunstneren arrangert 

en rekke tekstile objekter som minner om hverdagsgjen-

stander, men ikke helt lar seg identifisere. Andre deler av 

utstillingen handler ikke om forbindelsen mellom erkjen-

nelse og håndverk, men heller om en slags omdispone-

ring av oppmerksomheten. Det vi er vant til å finne eller 

se i en bestemt form, reformuleres her i et annet materia-

le, og gjenoppfinner på den måten hvordan vi ser tingen. 

Sverre Tveito Holmens keramiske skulpturer, for eksem-

pel, trekker velkjente objekter i kulturen inn i uvante 

vinkler. Oligarksønnen Andrey Yakunin, som fikk trøbbel 

med det norske rettssystem på grunn av sin dronebruk 

oppe i nord, blir her reaktualisert gjennom keramikken: 

Dronen fremstår her nærmest som et slags leketøy. 

Andre keramiske arbeider på utstillingen kan kanskje 

kalles et materialisert minnearbeid, som Nellie Jonssons 

Tabelras (2023), hvor et spisebord, med kopper, glass og 

asjetter, har blitt transformert til glasstøy. Her, i disse 

hverdagstingene som er keramisk foreviget, bevares også 

et øyeblikk i tiden, tenker jeg der jeg står, hvor noen 

spiste all denne maten og drakk all denne vinen mens 

de konverserte og snakket sammen, smilte, lo. Nå er de 

borte, men serviset vil forbli, som et etterstilt minne om 

en viktig fest. 

Ove Harder Finseths Glemte minner (2022), som nok er 

mitt favorittverk her, bringer sammen flere tråder på ut-

stillingen. For det første er det en form for gjenbruk eller 

resirkulering av overskuddsmateriale – siden utgangs-

punktet er vranga av trekket på en kassert stol – og for 

det andre er tekstilarbeidets form likt et korsett. Slik spei-

ler det både en fraværende kropp og tvingende kjønnsi-

dealer. Men verket bringer oss også tilbake til aktivismen. 

For som kunstneren påpeker vrengte Fosen-aksjonistene 

sine kofter da de demonstrerte mot vindmøller tidligere 

i år. Å vrenge kofta i stille protest har lang tradisjon i 

samisk kultur, og denne gangen var kofta på vranga 

fordi deres liv ble vrengt av staten. Men det ligger også 

en stille protest i å vise seg fra en ny side, som foran-

kres i både materiale og historie. Det er også en protest 

i Finseths vrengning, men snarere enn å si «nei» eller 

demonstrere, fletter han inn små glassperler i trådverket 

på tekstilens bakside for å hente frem skjulte, fornemme 

sider ved det kasserte tøyet. Aktivisme er kanskje dypest 

sett nettopp dette – evnen til å jobbe seg gjennom noe, 

ta seg tid, tolerere tvetydighet og se verden vi som regel 

presenteres for på vrangen. Utstyrt med verkene i Årsut-

stillingen 2023 skulle man i hvert fall ha ganske mange 

redskaper for å grave etter det mest verdifulle i både 

kunsten og livet. 

ANMELDELSE: NORSKE KUNSTHÅNDVERKERES ÅRSUTSTILLINGEN 2023 ANMELDELSE: NORSKE KUNSTHÅNDVERKERES ÅRSUTSTILLINGEN 2023

Fra Norske Kunsthåndverkeres Årsutstilling 2023 i Nasjonalmuseet. Foran: Terje Grimen, Repparfjorden 22:45 – 22.08.2021.  På vegg bak,  
t.v. Bente Sætrang, approksimativ K 2023, t.h. Katrine Ellefsen Gul enhet (Bag Lady Syndrome-serien. Ina Wesenberg / Nasjonalmuseet
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BEVEGELSER  
PÅ ET BRYGGELOFT
I Yohei Hamadas performance Push Pull Matters blir  
dansernes kropper samt høvler, stokker og fiskegarn  

en inngang til å tenke omkring forholdet mellom  
menneske, verktøy og et samfunn i bevegelse.

Tekst av Katarina Dorothea Isaksen – Sážžá Káhtariinná

Performance: Push Pull Matters
Sted: Norges Fiskerimuseum, Bergen

Tidsrom: 24.–26. august 2023
Kunstnere: Yohei Hamada i samarbeid med Katarina Skår Lisa og Riina Kalmi.

Inne på Fiskerimuseet i Bergen, nærmere bestemt på 

et mørklagt bryggeloft, omgitt av solide bjelker i sym-

metriske vinkler, blir jeg umiddelbart grepet av effektene 

til lydkunstner John Andrew Wilhite-Hannisdal og lys-

designer Randiane Sandboe. Sammen skaper de en kraft 

som kontinuerlig leder og spisser blikket. 

Mens lydene på det mørke loftet gir meg bilder av et 

skipsvrak som skylles i land, tennes en lyspære. I et kort 

øyeblikk ser jeg performancens skaper, koreografen og 

kunstneren Yohei Hamada, bevege seg i rommet, før han 

forsvinner inn i mørket igjen.

I hånden holder han en stokk. Trestokker skal snart vise 

seg å bli like sentrale for verket som danserne selv. Under 

det tilbakevendende lyset balanserer Hamada stokken, 

utforsker rommet med den, før han setter seg ned og ba-

lanserer den på hodet. Han drar et langt tøystykke ut av 

brystlommen. I enden dukker det opp en gulrot, og idet 

han tar en bit av den, brytes den høytidelige stemningen 

blant publikum opp i latter.

Snart trekkes flere dansere inn mot sentrum fra rom-

mets ytterkanter; det er sjøsamiske Katarina Skår Lisa 

og finske Riina Kalmi. Jeg reflekterer litt over valget av 

disse danserne. Katarina Skår Lisa er, i sitt kunstnerskap, 

opptatt av forholdet til steder, mens Riina Kalmi under-

søker det kroppslige. For Yohei Hamada virker det å være 

mellomrommene som fascinerer, selve forbindelsene. 

Hamada vil lede og styrke disse forbindelsene ved hjelp 

av ulike verktøy. 

Danserne, som først er adskilt med separate stokker, trek-

kes etter hvert mot hverandre. Det oppstår et oppmerk-

somt samarbeid, og en struktur begynner å vokse frem. 

Danserne finner en slags synergi idet stokkene kombine-

Push Pull Matters (2023), performance av Yohei Hamada  
i samarbeid med Katarina Skår Lisa og Riina Kalmi.  
Norges Fiskerimuseum, Bergen. Foto: Sasha Azanova 

»
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Foto: Sasha Azanova

Foto: Sasha Azanova
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res med knuter og formes til kompliserte strukturer. Som 

bevegelige bærebjelker kommer de mot oss, publikum, 

mens de bærer og bygger strukturen mellom seg. Jeg får 

øyekontakt med en kvinne foran scenen som blir usikker 

idet hun brått må vurdere om hun skal flytte seg eller 

bli sittende. Hamada har blikket som støpt fremover idet 

han leder strukturen og de to andre bærende danserne 

mot oss. Kvinnen fremst mot scenen reiser seg, hun og 

flere andre. Kun et fåtall blir sittende, med hodet bøyd 

mens strukturen glir over hodene deres. Idet folk bøyer 

seg og flytter seg for den mektige strukturen, fylles jeg 

av en kriblende ekstase: I publikum ser jeg min egen 

kamp mot samfunnets makrokosmos av enorme struk-

turer. 

Publikum har nå blitt skjøvet ut mot kantene av rom-

met. I midten henger det en ledning ned fra en av tak-

bjelkene, med en lampesokkel i enden. En av danserne 

kommer inn med en lyspære i hånden og skrur den inn 

i sokkelen. 

Pæren lyser, og danseren forsvinner ut i folkemengden 

som omkranser den. Strukturen fraktes inn under lyset. 

Med presise grep blir den omgjort til en sfære som ligner 

en geometrisk lampeskjerm når den så henges opp i ta-

ket. Lyspæren senkes sakte ned i sfæren til det sjelegri-

pende lydverket til Wilhite-Hannisdal. Skyggene danser 

i rommet.

Vi betrakter lyset i den lett vaiende, sfæriske strukturen, 

inntil Hamada brått reiser seg og ringer med en gammel 

bjelle. Han stiller seg ved siden av strukturen, og først 

tror jeg at performancen er over. Men han forteller at 

de har skjøvet oss vekk, og at det nå er på tide å dra oss 

inn igjen. 

Han viser oss en knute, og insisterer på at vi skal kom-

me inn og hjelpe strukturen inn i sitt siste stadium. Jeg 

går fra å være tilskuer til å bli deltaker mens jeg prøver 

(uten hell) å lære meg dobbelt halvstikk. Snart dras den-

ne deltakelsen enda lenger idet strukturen har blitt til 

noe som kan ligne en stor ryggsekk – eller en mekanisk 

utvidelse av mennesket. Jeg melder meg frivillig til å ta 

den på, og når jeg gjør det, kjenner jeg hvordan hver 

bevegelse føres gjennom den. Jeg skyver, den drar, og til 

slutt blir det vanskelig å kjenne forskjellen. 

Et fiskegarn bæres inn. Noen hjelper til med å holde 

det oppe som et tak og bre det ut i rommet før resten 

av publikum inviteres til å sette seg under det. Gradvis 

glir vi tilbake inn i tilskuerrollen under det store garnet. 

Fra innsiden av fiskegarnet betrakter jeg danserne. De 

holder hverandre, balanserer sammen på stokkene sine, 

før de forvitrer og faller sammen, som visne blomster på 

bakken. 

Push Pull Matters forteller en reflektert historie uten 

ord. Estetikken er gjennomført, og man kan lett la seg 

imponere av den bevegelsesdrevne fortellerstilen. Det 

fantastiske samarbeidsprosjektet mellom Yohei Hamada, 

Katarina Skår Lisa og Riina Kalmi resulterte i at jeg kun-

ne forlate bryggeloftet i godt humør og med nye tanker 

om samfunnets strukturer.

Foto: Sasha Azanova
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KUNSTHÅNDVERK 
GLASS - KERAMIKK - SMYKKER

 
MARKVEIEN 42, OSLO 

ÅPENT:  tirs - fre 12 - 18   lør 11 - 16

  22 38 23 98
www.brudd.info

Nye utstillinger ved Oplandia
senter for samtidskunst

19.01.-03.03.2024 
Borgny Svalastog 

En liten utstilling om å komme hjem
Separatutstilling i Hovedgalleriet

Daniela Bergschneider
Separatutstilling i Glasskuben

Oplandia senter for samtidskunst
Kirkegata 68, Lillehammer 
Åpningstider: Ons-søn 12-16
Nettside: kunstopp.no OPLANDIA SENTER

FOR SAMTIDSKUNST

TRØNDELAG
SENTER 
FOR
SAMTIDSKUNST

samtidskunst.no     @trdlsamtidskunst

11. januar - 11. februar 2024 

BORGHILD 
RUDJORD
UNNELAND

16. nOVeMber  - 17. deseMber 

HANs KRIstIAN 
BORcHGREvINK 
HANsEN
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22. februar - 24. Mars 2024 
INGRI HARALDsEN &
INGvILD LANGGåRD

Fortjenstfullt

Mange kunstnere opplever dårligere og mer uforutsigbar økonomi når de blir eldre – både før og 
etter pensjonsalder.

BKH har  ere tilskuddsordninger for kunstnere med særlig lav inntekt, slik som løpende tilskudd 
(Aktivitetstilskudd og Seniortilskudd), Tilskudd til utstilling eller kunstnermonograa/katalog og 
«Ad hoc-tilskudd». Ordningene er behovsprøvd og har nedre aldersgrense 57 år.

Les mer og søk om tilskudd fra BKH på kunstfond.no
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Utstilling 20.01.24 – 03.03.24
---------------------------------------------------
En hyllest til tilfeldighetene
Grzegorz Rogala, Joanna Krzysztoń,  
Victoria Sara Davis, Tomasz Pobóg-Malinowski

Interaktiv multimediautstilling i samarbeid med 
Masovian Museum i Płock, Polen. 

Del av «Historier. Verden er mer komplisert enn 
våre sannheter om den»

Utstillingsåpning  lørdag 20. januar kl. 14.00 
Åpen omvisning  søndag 21. januar kl. 13.00
---------------------------------------------------

Utstilling 16.03.24 – 12.05.24
---------------------------------------------------
Østlandsutstillingen 
Utstillingsåpning  lørdag 16. mars kl. 14.00 
Åpen omvisning  søndag 17. mars kl. 13.00
---------------------------------------------------

senter for samtidskunst

Parkgata 21, 2317 Hamar
tirsdag– fredag: 11.00–16.00
lørdag–søndag: 12.00–17.00
kunstbanken.no

Grzegorz Rogala

Din annonse her?
Send mail til post@salgs-forum.no Stipendsum 50.000 kroner 

Tre måneders arbeidsopphold ved  
porselensverkstedet 1400° / Porsgrunds 
Porselænsfabrik og tilgang på materialer,  
ovner og glasurer i perioden. 

Søknad med idé og prosjektbeskrivelse sendes 
innen 1. mars 2024 til postmottak@porsgrunn.kommune.no

porsgrunn kommune  |  porsgrunds porselænsfabrik  |  kunsthall grenland

PORSGRUNNS
PORSELENS- 
STIPEND 
2024

Portfolio av Caroline Harrius

Skagerak Energi er stipendets hovedsponsor

Nordenfjeldske Kunstindustrimuseum  
viser verk fra samlingen

nkim.no

 07.10.2023–31.12.2024
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Det er ikke tilfeldig at tekstene 
som kommenterer Norske 
Kunsthåndverkeres Temautstilling 
2023, Time will tell, she already does, 
publiseres rett etter at utstillingen 
stengte døra: De samler opplevelser 
og erfaringer fra hele prosjektet. Det 
er heller ikke tilfeldig at de publiseres 
her i Tidsskriftet Kunsthåndverk 
istedenfor i en utstillingskatalog. Her 
kan de tilgjengeliggjøre utstillingen 
på en ny måte og bidra til pågående 
flerstemmige samtaler om 
kunsthåndverksfeltet.
Time will tell, she already does fant sted ved Hordaland 
kunstsenter i Bergen fra 1. september til 12. november 
2023 og var kuratert av Daniela Ramos Arias og Mathijs 
van Geest. I utstillingsteksten kunne man lese følgende: 
«Utstillingen er i en kontinuerlig endringsprosess, som 

● Opplevelser fra 
Time will tell, she already does

Norske Kunsthåndverkeres
Temautstilling 2023

Time will tell, 
she already does
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formatet til en teaterdialog eller et filmmanus», skrev 
Gabriel Johann Kvendseth. «Jeg har hentet inspirasjon fra 
Patricia Bellis arbeid i utstillingen, hvordan de føltes for 
meg, hva disse handlet om, samt fra samtalen jeg hadde 
med henne etter workshopen. Jeg føler at hovedtemaet 
‘solastalgi’ skinner igjennom og at arbeidet hennes er 
representert, om enn ikke på en konvensjonell måte. 
Jeg hadde det gøy. Forhåpentligvis ikke for gøy.» Nei da, 
man kan ikke ha for mye gøy med å skrive om kunst. 
Og jo da, samspillet mellom Bellis verk og Kvendseths 
teatermanus gir mening fordi det går i dybden på hvordan 
materialbasert kunst tilnærmer seg solastalgi. 

De andre tekstene var ikke mindre overraskende: 
Carol Stampones kritiske essay setter Gharibis verk i 
en større filosofisk sammenheng knyttet til begrepet 
«oversettelse», og viser hvordan den andre delen av 
Gharibis installasjon er avgjørende for å tolke hele verket. 
Alisa Larsens tekst om Curated Kitchen beskriver de 
funksjonelle gjenstandene med en sjelden taktilitet, og 
viser hvordan de også bidrar til utstillingens nytenkning 
om tid, mens teksten hennes om kunstnerduoen Void 
& Co. setter det sosiale i performancen i et nytt lys. Geir 
Haraldseths tekst om Siv Støldals klesinstallasjoner 
setter hennes verk i sammenheng med en lengre karriere 
der mote blir utforsket i forskjellige kontekster, og peker 
samtidig på hvordan butikkestetikk ikke bare utfordrer 
motebransjen, men også den hvite kuben. Morten 
Spjøtvolds tekst om Frantzsen&Mjangers Arkiv av Pust / 
Nordnes overrasker med sin personlige erfaring av skiftet 
fra resultatorientert performance til prosessuelt arbeid. 
Ruby Eleftheriotis’ bidrag gir et impresjonistisk inntrykk 
fra forskjellige arrangementer og samtaler som maler et 
livlig prosjekt bestående av knutepunkter mellom felles 
interesser og unike spor.

På kuratorenes spørsmål om «hva [som] skjer videre, 
og hvordan man skal ta det [videre]», svarer tekstene at 
håpet allerede er til stede, tross alt.

Jeg er begeistret over å kunne dele disse reflekterende 
tekstene med Kunsthåndverks lesere, og håper at de vil 
inspirere til gode samtaler rundt skriftlig formidling av 
materialbasert kunst.

God lesning! 

Johanna Zanon  
gjesteredaktør

påvirkes av hvem som deltar. Publikum inviteres til en 
langsom, spredt og pågående opplevelse over tid. På 
en stillferdig måte vil kunstverk, hendelser og ideer 
komme og gå.» Og det gjorde de: Den 15. oktober – 
halvveis inn i utstillingsperioden – ble det introdusert 
nye arbeider i hovedgallerirommet, mens andre 
arbeider flyttet til Tekstilindustrimuseet i Salhus. I 
løpet av utstillingsperioden fant det også sted en rekke 
arrangementer, inkludert vaffelperformancer, Curated 
Kitchen-middager, salg av ny klesdesign (garment drops), 
vandringer og veveverksteder.

Seks skribenter med ulike stemmer ble invitert til å 
engasjere seg i et eller flere ledd av prosjektet. Filosof og 
performancekunstner Carol Stampone fikk i oppdrag 
å skrive om verkene til Madihe Gharibi, billedkunstner 
Gabriel Johann Kvendseth om Patricia Bellis prosjekt 
og kurator Geir Haraldseth om Siv Støldals kolleksjoner. 
Skribent og designer Alisa Larsen har tatt for seg Void & 
Co.s performance og gjenstandene i Curated Kitchen, 
som var laget av Ali Shah Gallefoss, Julie Shirani Kausland, 
Linda Lid og Tim Parry-Williams. Kunsthistoriker Morten 
Spjøtvold har skrevet om Frantzsen&Mjangers bidrag 
til det langvarige formidlingsprogrammet Kjære nabo, 
mens kurator og skribent Ruby Eleftheriotis fikk en annen 
type oppdrag, nemlig å være flue på veggen og gi en 
oversikt over prosjektet.

Forfatterne har fått besøke utstillingen og oppleve de 
ulike delene av programmet flere ganger. Slik fikk de 
mulighet til å danne seg et godt bilde av prosjektet. Dette 
er synlig i de resulterende tekstene, som viser hvordan 
skribentene oppdaget nye aspekter ved verkene etter 
gjentatte besøk og hvordan dette enten utvidet eller 
utfordret førsteinntrykket. 

«Hva slags tekst er det snakk om – omtale, intervju eller 
kritikk?» spurte Morten Spjøtvold da jeg først kontaktet 
ham. «Det er ikke ment som en kritikk», svarte jeg, «men 
mer som et kort essay. Sjangeren er faktisk åpen, og 
formen fri.» Å kunne skrive om kunsthåndverk uten å 
forholde seg til eksisterende konvensjoner fungerer 
som en forlengelse av temautstillingens formål, som er 
å undersøke kunsthåndverkets særegne potensial og å 
utfordre etablerte normer innen kuratering og formidling 
av materialbasert kunst. Det er også i tråd med årets 
kuratoriske rammeverk, som gikk ut på å integrere 
formidlingen som en del av kurateringen slik at disse gikk 
hånd i hånd. 

Da tekstene begynte å ankomme min innboks, fikk 
jeg deilige overraskelser: «Jeg endte opp med å låne 
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formidlingsprogrammet gransket bygningens arkitektur 
– hvordan flatene og rommene blir brukt, hva de rommer 
og hvordan de kan tjene fellesskapet omkring dem. Det 
resulterte i ombygging av Hordaland kunstsenters indre 
arkitektur. Jeg husker synet av framgravde malingsspann, 
hageredskaper, stoffstykker og notater fra arkivet spredd 
rundt i gallerirommet og stiger hentet opp fra kjelleren. 
Det føles som om Time will tell, she already does sprang 
ut av disse restene, som om fortiden er mudret opp med 
bunnskrape slik at friskt vann kan strømme gjennom. 

En endeløs sløyfe av utgravning, læring og bygging

På åpningskvelden oppdager jeg arbeidene til Siv 
Støldal, Madihe Gharibi, Patricia Belli og Void & Co. Siv 
Støldals New Life Dressing vokser ut fra utenomjordiske, 
mosekledde landskap, og stenger fra metallverkstedet 
blir ført tilbake til en vill tilstand der de slynger seg i buer 
gjennom hovedgallerirommet. Fra disse stengene henger 
klesplagg. De tar gjenkjennelige former – overaller, 
skjorter, sweatshirts – men ser ut som om de har blitt 
innlemmet i havet, gresset, gjørmen. Sand skaper 
krusninger over en sweatshirt. En jakke er dekket av ull 
farget med naturfarger, som en bit saueull som henger 
fast på et piggtrådgjerde. Det er glossy motefotografier 
tatt av Kim Jakobsen To på den vesle øya Støldal anser 
som sitt hjem. Fotografiene viser modeller som bærer 
klærne og er installert i utstillingen nærmest som 
gateskilt. 

I det samme rommet er Patricia Bellis skisser av svarte 
spiraler forsiktig festet med nåler til veggene; de blafrer 
hver gang noen går forbi. Jeg stiger ned i hvelvet i 
kjelleren, for første gang, og finner at det slår en bue 
over Bellis kortfilm Memories. Det føles som om den 
alltid har blitt spilt der nede. I filmen har to fugledukker 
av knokler en samtale om fortiden sin på en arkeologisk 
utgravningstomt av plast, søppel, bein og stein. De virker 
ensomme, kanskje en tanke bitre eller triste; de er klar 
over sin egen utryddelse og at de ikke har noe fellesskap 
omkring seg. Har de allerede vært utryddet i mange år? 
Eller er dette en advarsel fra framtiden? Vi befinner oss 
i et øyeblikk der framtiden til økosystemet vårt synes 
prekær og uviss, og likevel som om skjebnen vår allerede 
er forseglet. Jeg vandrer langs noen tankebaner – om 
langvarige, for evige objekter, om hva vi anser som 
spesielt og hva vi anser som søppel. 

Jeg går tilbake opp i lyset, og oppdager første del av 
Madihe Gharibis Carry Across i et nydannet gallerirom 
i bakre del av kunstsenteret som ligner et museum. 

*Originaltittel: Gentle encounters in 
a time of urgency.

1 Maike Statz, Hosting Space, 
formidlingsprogram, 3.–30. juni 2023 på 
Hordaland kunstsenter, https://artviewer.org/
maike-statz-at-hordaland-kunstsenter

Runa Halleraker / Hordaland kunstsenter—2023
Bildet er fra vernissagen og er tatt foran Patricia 
Bellis videoverk Memories.

● Omtenksomme møter 
i alvorets tid*

→ Tekst av Ruby Eleftheriotis
→ Oversatt av Åsne Hagen

Det er åpningskvelden for Time will tell, she already does, 
og den oransje fasaden til Hordaland kunstsenter flyter 
ut i solskinnet fra toppen av en brosteinsbakke, glitrende 
i et nytt lys. Det er en usedvanlig varm kveld, og folk 
strømmer ut på terrassen for å nyte det lange, lave lyset 
fra solnedgangen så lenge de kan. Ved inngangen samler 
mengdene seg i en virvel, lik blader som spinner gjennom 
en rask elv i påvente av at strømmen skal gi dem retning. 

Time will tell, she already does er en elv med 
mange forgreininger og flere underlige strømmer. 
Prosjektet består av flere elementer, blant dem et 
utvidet publikumsprogram. Det er strømmer av 
aktivitet der rommet aktiveres på nye måter gjennom 
utstillingsperioden. Disse strømmene trekker deg i 
ulike retninger – og langs hver av dem er det narrativ 
og kontekster som venter på å bli utforsket. De slynger 
seg gjennom fortid, nåtid og framtid, og lokker deg inn 
i hvert hjørne. Og i hvert hjørne får jeg muligheten til et 
omtenksomt møte (gentle encounter) i en tid preget av 
presserende alvor. 

Det «omtenksomme», slik jeg bruker det i denne 
konteksten, viser ikke nødvendigvis til kunstverkene 
selv. Selv om arbeidene har en myk og følsom dimensjon, 
heller de mer i retning av det viltvoksende, levende 
og utemmede. Det omtenksomme her viser snarere 
til en egenskap ved kurateringen som oppmuntrer 
oss, de besøkende, til å møte utstillingen med å trekke 
våre egne forbindelser mellom kunstnere, kunstverk 
og arrangementer. Det omtenksomme innebærer en 
åpenhet, en vilje til å bøye seg – til å ikke kontrollere eller 
avgrense. 

Slik at friskt vann kan renne

En av de første måtene jeg møter denne 
omtenksomheten på, er i selve arkitekturen til Hordaland 
kunstsenter. Jeg er ofte på senteret, og har begynt 
å tenke på institusjonen som en vennlig nabo – et 
rom som ønsker meg velkommen, et velkjent hjem. 
Åpningen for årets utgave av Norske Kunsthåndverkeres 
Temautstilling har likevel et preg av innflyttingsfest, siden 
Hordaland kunstsenter samtidig feirer at de har bygd om 
rommene. Det er noe spesielt ved muligheten til å fysisk 
gjenoppdage et kjent sted, finne nye hjørner – og i dem 
nye kunstnere, et fellesskap. 

Denne forvandlingsprosessen startet før åpningen 
av Time will tell, she already does. I forkant av 
denne utstillingen rommet Hordaland kunstsenter 
Hosting Space, kuratert av Maike Statz. 1 Dette 
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et spesifikt antrekk å ha på seg under en avgjørende reise. 

Hvert av disse kunstverkene blir behandlet med 
omtenksomheten – de får tid og rom til å folde seg ut, 
slik at jeg kan dykke ned på dypet av dem. Sammen 
representerer de et prosjekt som understreker 
kunsthåndverkets evne til å skape sammenhenger 
– knyttet til det personlige og fellesskapet. For meg 
beveger disse verkene seg forbi objektets materialitet 
og selve skaperprosessen, og tar kroppen og minnet i 
betraktning som materiale eller som et viktig element i 
prosessen. De kommenterer videreføringen av kunnskap 
– en endeløs sløyfe av utgravning, læring og bygging. 

Et arkiv av berøring, hensikt, minne

Det er mange tråder i det utvidede programmet, men 
min besettelse for mat gjør at jeg trekkes sterkest mot 
Curated Kitchen. Denne programtråden består av 
nye bestillingsverk av Ali Shah Gallefoss, Julie Shirani 
Kausland, Linda Lid og Tim Parry-Williams. Disse 
objektene har blitt kjøpt inn av Hordaland kunstsenter 
for å bli del av deres kjøkken og kafe, som er åpne 
for publikum. De utgjør et arkiv av berøring, hensikt, 
minne – hvert glass, hver bolle, hvert håndkle vitner om 
middager, åpninger, workshops. Jeg stryker fingeren 
over det sildrende mønsteret på Kauslands glass; min 
venn og jeg kommenterer hvordan dette mønsteret 
gjør at glassene føles tryggere å holde. Det er flekker av 
rødvin på håndklærne til Parry-Williams. Jeg får servert 
en sjokoladevaffel på en tallerken i brent leire lagd av 
Lid, mens en lett bris blåser ut et lys omsluttet av de 
keramiske formene til Gallefoss. Alle disse objektene 
er lagd med en intensjon i tankene, med vissheten 
om at noen vil bruke dem og bli – i en forstand – en 
samarbeidspartner. 

Samarbeid er en sterk strømning i Time will tell, she 
already does. Hver kunstner har en lang liste med 
samarbeidspartnere, og utstillingen selv er et kuratorisk 
samarbeid mellom Daniela Ramos Arias og Mathijs van 
Geest – og med kunstnerne. Dette samarbeidsetoset 
utfordrer forestillingen om single-authorship – et unikt, 
individuelt opphav. I stedet åpner det for flere stemmer 
med mange ulike fortellinger og intonasjoner. Ut fra dette 
fanger jeg opp en stemning av tillit innad i prosjektet 
som har gitt kunstnerne mulighet til å åpne sine egne 
praksiser for stadig endring. 

Runa Halleraker / Hordaland kunstsenter—2023
Bildet er tatt under vernissagen og viser kuratorene 
Daniela Ramos Arias og Mathijs van Geest.

Runa Halleraker / Hordaland kunstsenter—2023
Bildet er fra vernissagen og er tatt fra utsiden av 
Hordaland kunstsenter i Bergen.

Prosjektet reflekterer over den 7000 år gamle tradisjonen 
for kvinnelige pottemakere i den iranske landsbyen 
Kalpourgan, og viser fram fragmenter av ett håndlagde 
kar laget av én av disse kvinnene. Det ser på forholdet 
mellom kunsthåndverk, historie og ætt og hvem vi vier 
oppmerksomhet til. Leirkaret som befinner seg på 
Hordaland kunstsenter ble først fraktet av kunstnerens 
tante fra Kalpourgan til Tehran, og så av kunstneren selv 
til Bergen. Jeg tenker på den symbolske overleveringen 
som skjer når følelsesbetonte gjenstander går i arv, og at 
med denne kommer også overleveringen av kunnskap og 
historier.

Jeg tenker på Carry Across i relasjon til Støldals arbeid. 
Sammen åpner de en dialog om det å skape fellesskap 
gjennom håndverkstradisjoner. Støldal arbeider seg inn i 
tradisjoner for skreddersøm, arbeidstøy og hva klær betyr 
for å skape våre personlige historier. I transkripsjonen 
av et intervju hun har gjort av en kvinne som kom illegalt 
til Norge – som jeg finner fram til først på mitt andre 
besøk – blir klær et middel til å forstå hennes forhold til 
verden og reisen. Intervjuet er temmelig lang og krevende 
lesning, men minnet om en sølvkjole, uten lommer, som 
kvinnen valgte å ha på seg da hun forlot hjemlandet 
slipper meg ikke. Hvert klesplagg i installasjonen forteller 
en historie og rommer minner om berøring, akkurat som 
det fragmenterte leirkaret ikke bare viser fram en teknikk 
eller ferdighet, men også rommer fellesskapet de ble 
skapt i – i alle fall delvis. 

Idet jeg går tilbake til inngangen, hører jeg rykter om 
et lekent Octopus Waffle Lab av kunstnerduoen Void 
& Co. Besøkende kommer ned trappene og skryter 
av gresshoppevafler, blant andre delikatesser, som 
lover dem både næring og glede. Jeg blir overrasket 
over å finne et arkiv av vafler (som ble lagd under 
performancen) som del av en kunsthåndverksutstilling. 
Jeg tenker på hvordan folk berørte Støldals klesplagg 
og prøvde dem på – selv om de ikke fikk lov til det – og 
hvordan de samme menneskene nå behandler arkivets 
vafler med den avstanden og respekten som kreves i 
møte med et museumstablå. Vaflene er stilt opp på hyller 
med sirlige merkelapper, på lignende vis som karene 
lagd av kvinnene i Kalpourgan. Kanskje burde det ikke 
overraske meg, ettersom kroppslige praksiser – både 
når det gjelder påkledning og mat – har vært sentrale for 
kunsthåndverksfeltet. På merkelappene, som er skrevet 
av deltakerne i performancen, leser jeg at folk vil skape 
vafler for å gi kreativ næring, for å framkalle kjærlighet, 
for å få superkrefter – på samme måte som folk skaper 
beholdere til å romme sine viktige eiendeler eller velger 

Hordaland kunstsenter—2023
Detaljbildet viser Madihe Gharibis prosjekt 
Carry Across.

Runa Halleraker / Hordaland kunstsenter—2023
Bildet er fra Void & Co.s performance under 
vernissagen, The Octopus Waffle Lab.
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En onsdag kveld finner jeg meg selv på Hordaland 
kunstsenter mens jeg deltar på en Curated Kitchen-
middag. Jeg spiser et treretters måltid bestående av 
vafler, tilberedt av Void & Co. Rundt bordet utveksler 
jeg og mine medgjester hva slags forhold vi har til 
blekkspruten – en karakter i norsk folklore, en stjerne 
i dokumentaren My Octopus Teacher, et intelligent 
dyr, trøstemat fra barndommen. Void & Co. snakker 
om motivasjonen de har for vaffellaboratoriet – en 
eksperimentell performance som reflekterer over en 
bærekraftig framtid, matens plass i det å bygge fellesskap 
og intimiteten som skapes av mat. For hver rett som blir 
satt foran meg, føler jeg meg nærmere praksisen deres, 
nærmere blekkspruten som et vesen av legemliggjort 
læring – nærmere en forståelse av vaffelens rolle i en 
kunsthåndverksutstilling. Muligens gjorde jeg meg 
skyldig i å ha et begrenset rammeverk når det gjaldt 
kunsthåndverk, og dermed faller dette rammeverket 
langsomt fra hverandre mens jeg vader gjennom vannet i 
Time will tell, she already does.

Mens jeg sitter der denne regntunge onsdags 
ettermiddag, kjenner jeg at jeg er del av et fellesskap 
som er i ferd med å formes – et fellesskap av kunstnerne, 
blekkspruten, Hordaland kunstsenter, gjestene og 
vaflene.

Runa Halleraker / Hordaland kunstsenter—2023
Bildet viser Curated Kitchen-middag med Void & Co.

Kunstnerne, blekkspruten, Hordaland kunstsenter, 
gjestene, vaflene

Jeg møter omtenksomheten igjen gjennom det utvidede 
programmet til Time will tell, she already does – et 
program som tyder på et bevisst forhold til formidling 
og publikumsinvolvering. Formidlingstunge utstillinger 
kan kreve mye av den besøkende gjennom å be om 
vedvarende aktivt engasjement, gjentatte besøk og noen 
ganger en overveldende mengde valgmuligheter. Det kan 
ofte oppstå en frykt for å gå glipp av noe eller en følelse 
av at man må få med seg alt for å kunne danne seg et 
totalbilde. Imidlertid er Time will tell, she already does 
saftig – ett besøk gir næring, mens flere besøk belønner 
deg med stadig større metthet. 

Det er noe sjenerøst ved å tilby mange ulike medier 
man kan møte kunstnernes arbeider gjennom – ved 
å lage måltider, samle folk til workshops, bytte ut 
objekter og legge til nye arenaer. I motstanden mot å 
redusere utstillingen til en statisk form, og i det å avvise 
forestillingen om at kunstverk må være «endelige» eller 
ferdigstilte, ser jeg en åpenhet for å skape et mangfold av 
muligheter der verk kan fortolkes og møtes. Eksempelvis 
finner jeg, under mitt tredje besøk, en lydguide til Gharibis 
minimuseum som gir et lydlig lag til videoarbeidet. 
Det endrer måten jeg først møtte arbeidet hennes på 
– det gjør meg mer oppmerksom på forholdet mellom 
kunstneren og dette fellesskapet med sine motsetninger. 
Den omtenksomme stemmen til Time will tell, she 
already does forteller meg at det er i orden å endre 
oppfatning, å ha rom for flere tanker samtidig. Åpenheten 
oppfordrer meg til å fundere og vandre omkring, å stoppe 
opp og å gjøre opp status.

Runa Halleraker / Hordaland kunstsenter—2023
Bildet er tatt under vernissagen, foran Siv Støldals 
New Life Dressing - 1/The Traveller.
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Hordaland kunstsenter—2023
Detaljbildet viser Siv Støldals 
New Life Dressing – 1/The Traveller.

Runa Halleraker / Hordaland kunstsenter—2023
Bildet er tatt i workshopen Sources of Meaning, 
ledet av Patricia Belli.

Hordaland kunstsenter—2023
Installasjonsbildet av Time will tell, she already does 
viser Patricia Bellis verk til venstre og Siv Støldals 
verk til høyre.

Runa Halleraker / Hordaland kunstsenter—2023
Bildet er fra workshopen Sources of Meaning, 
ledet av Patricia Belli.

Runa Halleraker / Hordaland kunstsenter—2023
Bildet viser Curated Kitchen-middag med Void & Co.
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blekkfiskvaffel. De fem grunnsmakene er representert: 
salt, søtt, surt, bittert, umami. Eddik, tørrfisk, kanel, 
kamille, ketchup, godteri. De får selskap av aromatiske 
ting som lavendel, visuelle virkemiddel som 
konditorfarge, sterke ting som påvirker munnfølelsen, 
tang fra Lofoten og «superfoods» som melormer og andre 
sprø, spiselige insekter. Hva velger du? 

Hvilken form tar din vaffel, og hva sier den om deg? Hva 
symboliserer ditt valg? Er det et bestemt statement 
eller noe man underbevisst behøver – et kall fra vårt 
dypeste indre? Eksperimentet taler om uendelige måter 
å forholde seg til næring på. Som mat kan den være pur 
funksjon, en proteinshake i fast form, eller en poetisk 
mekanisme, et minne. Som metafor kan den si noe om 
dine verdier, hvordan du ser deg selv. Dine lengsler, dine 
engstelser. Disse fasettene kan manifestere seg i et 
smaksrikt resultat, noe du vil spise. Samtidig kan de også 
gjøre smak sekundært, med estetikk eller konsept som 
bærende element. 

Å arkivere vaner og vesen 

Den andre utgaven av din vaffel stilles ut på veggen 
som objekt, akkompagnert av et arkivkort hvor man 
reflekterer over sine valg og følelser rundt det. «Det 
handler mer om den psykiske næringen enn den fysiske. 
Verket er helt avhengig av publikum, som gir oss næring 
som kunstnere», forteller Void & Co. Man blir en del av et 
fellesskap av tanker og ideer. En delt opplevelse som tar 
fysisk form og stimulerer alle sanser: smak, kanskje av 
surkål, lavendel og kakaopulver, følelsen av den varme, 
slappe vaffelen i hånden, lyden av latter, damp og et 
oseanisk lydverk i bakgrunnen, den tvetydige, mest gode 
lukten. 

Arkivet og berettelsen om øyeblikkene lever videre, et 
fysisk bevis på en temporær performance og installasjon 
i krysningspunktet mellom opplevelse, kunst og objekt. 
Det handler om forbrukeren, men blir også arkeologisk. 

– På samme måte som arkeologer har funnet avfall fra 
middelalderen og lært noe om hvordan vi spiste da – en 
hel masse østers her i nord – sier arkivkortene noe om 
essensen av våre vaner, tanker, fordommer, vesen. De 
etterlater spor, sier Knus Tønnesen. 4

Tenk hva fremtidens arkeologer vil tolke ut fra 
arkivkortene. Med The Octopus Waffle Lab tar Void & Co. 
det komplekse og uoverskuelige ned i menneskelig skala, 
og gjør det dermed humant og relaterbart. Den avslører 
noe om oss for oss selv. Næringen forsvinner ikke med 
vaffelen – den er i ordets rette forstand vedvarende. 

1 Void & Co., The Octopus Waffle Lab – A 
Participatory Installation, Open Source Gallery, 
New York, 2023.
2 Intervju med Void & Co. av forfatter, 2023.
3 Intervju, id., 2023.
4 Intervju, id., 2023.

Void & Co.—2023
Bildet viser Void & Co. med en blekksprut.

I performancen og installasjonen The Octopus Waffle 
Lab bruker den danske kunstnerduoen Void & Co. 
blekkspruten som meningsbærer og fysisk medium.

– Is the nourishment you need far from the kind that 
you want? 1

En udefinerbar, søt eim av mat møtte gjestene under 
åpningen av Time will tell, she already does på Hordaland 
kunstsenter 1. september 2023. Ovenpå sto Ditte Knus 
Tønnesen og Ronja Svaneborg bak en disk med belgiske 
vaffeljern, ikledd matchende blå uniformer. Her agerte 
de mer som konduktører enn som kokker mens de 
inviterte deltakerne i performancen og installasjonen The 
Octopus Waffle Lab til å smi to eksemplarer av en vaffel – 
én til å spise, én til å forevige i deres arkiv. 

En uhyrlig delikatesse

Røren lages på et pulver fremstilt av blekksprut – en 
skikkelse som også blir symbol og utgangspunkt for 
samtalene som oppstår i kontakt med det deltakende 
verket. Bak sin omsluttende disk imiterer kunstnerne 
dens form, en kropp med armer. Med sin «sosiale 
skulptur», som de kaller den, skaper de et eksperimentelt 
rom på flere vis enn gastronomisk – filosofisk, kulturelt, 
historisk, politisk. 

– Blekkspruten er jo et unikum, den er fantastisk. 
Samtidig passer den liksom ikke inn i menneskets 
logikk med sine ni hjerner. Den er noe vi ikke forstår, 
og derfor blir den farlig, forklarer Svaneborg. 2

Det dreier seg altså om motsetninger. Det mystiske 
monsteret, en delikatesse. Skapningen med ni hjerner 
og evne til å smake med hele kroppen er en ideell, 
miljøvennlig proteinkilde. En skapning vi sjelden opplever 
på kloss hold kan være en av mange radikale løsninger 
på en stadig forverret tilgang til næring. Slike løsninger 
kommer ikke alltid uten ubehag – å spise et dyr stadig 
flere av oss dypt empatiserer med, som det fremkommer 
av performancen. 

Næring som idé 

– Vi startet med å tenke på næring som idé – som en 
måte å diskutere hvordan vi tilegner oss næring og 
hvordan vi virker å sitte fast i et spisemønster som ikke 
holder takt med utviklingen i verden rundt oss, sier 
Svaneborg. 3

Rundt seg i performancen har de opptil 100 beholdere 
fylt med smaker deltakerne kan addere til sin nøytrale 

● Næring som mat og mening

→ Tekst av Alisa Larsen
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Runa Halleraker / Hordaland kunstsenter—2023
Bildet er fra Void & Co.s performance under 
vernissagen, The Octopus Waffle Lab.

Runa Halleraker / Hordaland kunstsenter—2023
Bildet er fra Void & Co.s performance under 
vernissagen, The Octopus Waffle Lab.

Runa Halleraker / Hordaland kunstsenter—2023
Bildet er fra Void & Co.s performance under 
vernissagen, The Octopus Waffle Lab.

Hordaland kunstsenter—2023
Bildet er fra Void & Co.s verk,  
The Octopus Waffle Lab.

Hordaland kunstsenter—2023
Bildet er fra Void & Co.s verk,  
The Octopus Waffle Lab.

Hordaland kunstsenter—2023
Bildet er fra Void & Co.s verk,  
The Octopus Waffle Lab.
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sammenhenger. Kan vi noensinne gjenfinne balanse, eller 
er vi bare passasjerer på en verden i endring? Rakner 
veven, eller er det plass til nye mønster?

(Peker ut mot det fjerne. Er det noe der?)

Det kan da ikke være meninga at vi skal forstå. Må vi ikke 
tåle tvil for å kunne se det som er utenfor oss? For det er 
vel noe utenfor oss? I hvert fall noe etter oss?

METAKARBON 
(Værer lukta av havet i lufta. Er det noe skille der vannet 

og lufta møtes?)

Salt, brakkvann, forråtnelse og algevekst minner oss 
om vår avhengighet av dette naturlige elementet, dets 
ekvilibrium. Men har vi misbrukt det? Var det ikke en gave 
vi kunne gjøre som vi ville med?

KARBON 
(Ser plastavfall skylle i land, sammenfiltret med 

vekstene. Kan plast lukte død?)

Som plast. Den gang en gave, nå en byrde. Seigt oljeblod 
har infiltrert selv det aller mest avsidesliggende. I oss, 
rundt oss, på oss. Av oss? Var ikke du der et øyeblikk når 
den ble til?

METAKARBON 
(Lar blikket gli over horisonten, ut mot noe som sikkert 

ikke er der, og kjenner en regndråpe på kinnet. Rart. Det 
regner jo ikke.)

Den ble til av deg, din kropp, det vet du. Herognå er vårt 
hjem, noe mer vet vi ikke. Kan vi beskytte det som er 
igjen, gjenopprette det som har gått tapt, eller er vi dømt 
til å akseptere endeliktet?

KARBON 
(Ser på den rødmende himmelen, henført. Der ute er det 

noe som ikke kan vites.)

Der ute må det være muligheter, en flukt fra ansvaret og 
problemene. Er det ikke det vi alltid gjør? Noe som hjelper 
oss å glemme. Men vil kolonisering av enda en planet 

1  Interessant, dette med ord. Skarve betyr ussel, 
lite verd eller stakkarslig, og skarv er en fugl som 
heter cormorán på spansk. Jeg vet ikke hva det 
har med tid å gjøre, men i Managua (Nicaragua) 
kaller de skarven for Pato Chancho, griseanda. 
Reiret dens dreper trærne og de lyder som 
griser, nok til at du ser etter en gris når du hører 
dem. Det fins jo andre dyr som kan liknes med 
griser og liker å legge øde.

Hordaland kunstsenter—2023
Bildet viser Patricia Bellis videoverk Memories.

● Et skarve stykke tid1

→ Tekst av Gabriel Johann Kvendseth

Scene: Foran HEROGNÅ, et hav, selve havet – hvem vet? 
– omtrent ved soloppgang, enn så lenge. Trenger vi å vite 
at dette er samtida? Havet glitrer i de første strålene. 
Det er ikke godt å si hvilke lukter som seiler på vinden, 
men det er både død og liv og noe helt annet. Tang, 
svovel, operasjonsstue, engangsemballasje og morkake, 
kanskje. Egg? Kritt? 

KARBON 
(En skikkelse kledd i jord – eller, det ser ut som jord, 

gammelt og fullt av muld som det er, det kan tenkes at 
denne skikkelsen er selve fortida – trer frem og ser mot 

randen av sol der ute.)

Det flyter, her på begynnelsen av denne dagen. Er vi 
vitner til en ny start, eller bare en gjentakelse av det som 
har vært? Er denne soloppgangen håp og fornyelse, 
eller kun en påminnelse om at tida alltid er i bevegelse, 
uavhengig av hva vi gjør?

METAKARBON 
(Trolig fremtida legemliggjort – om enn i en litt uklar 

fremtoning – trer frem glinsende i morgenlyset, myser 
motsols og henvender seg til Karbon.)

Det er lett å si at soloppgang minner om begynnelser. 
Men begynner vi på nytt? Vi har arvet en verden i endring, 
en lengsel etter det som en gang var og frykt for det som 
kommer. Er vi dømt til å følge etter opptråkkede fotefar, 
eller kan vi gå oss vill på egne stier?

(Bøyer seg og lar den fuktige sanda gli mellom fingrene. 
Gjennom fingrene?)

Håp er morgendugg. Forførende, men vil den overleve 
solas hete eller fordampe lik drømmer i dagslys?

KARBON 
(Nikker og lar blikket gli over horisonten. Er horisonten en 

krittstrek?)

Denne tida vår, vi ruller steinen opp bakken kun for 
gleden av å se den trille ned igjen. Det skulle jo være 
en straff. Kan vi bryte ut av leken, eller er vi lenket fast? 
Vi gir så lett etter for opportunisme der verden gir oss 
muligheter, mister blikket for vår egen og naturens skjøre 
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KARBON 
(Ser på Metakarbon, undrende.)

Det lyset vi allerede har skapt, brenner opp alt som var, 
vi martres i aske og vet ikke ennå om det vaskes vekk. 
Smilet ditt, er det et smil med håp eller av tvil? Er du 
inspirasjon eller nok en uforståelig gåte?

METAKARBON 
(Ser inn i Karbons øyne, eller hva de nå er. La oss si øyne 

for enkelhets skyld.)

Vi må stole på ideen om at vi kan skape forandring, selv 
om tvilen alltid er der. Sola står opp og dugget fordamper, 
men forsvunnet har det jo ikke. Stykket fortsetter.

KARBON 
(Ser på siste lille rest av solnedgangen, tankene samlet, i 
den grad noe slikt lar seg gjøre, og gjør tegn til å ville gå.)

Det er noe styggvakkert i verden som er verdt å bevare. 
Kan vi sammen finne veien tilbake til det vi har mistet, 
eller er vi uunngåelig på vei mot fallet?

METAKARBON 
(Går sammen med Karbon mens solas aller siste lys 

forsvinner i horisonten.)

Kanskje det hele klarer seg like godt uten oss, om vi skulle 
forsvinne langs ferden. 

(Stranda er full av skilpadder nå. Hvor kom de fra? Var de 
der før? Er de der senere?)

Pecho Quebrado! 3 Så er det noe her, skatter i brukne 
kister. Det skjer, vi bare vet ikke hva. Kanskje vi kan finne 
en sti som fører fremover og bakover tilbake til Herognå 
likevel. For det kan vel umulig være samme plass når vi 
igjen kommer til akkurat der vi var? 

(Alt smelter sammen, grensene mellom det som var 
og det som blir viskes ut. Kanskje er det ikke noe mer. 

Teppefall.)

2 Skikkelser, i hvert fall. Ikke godt å si hva de 
egentlig er, men de ligner på oss.

3 Det betyr knust eller ødelagt kiste og er et 
ganske vanlig navn, i alle fall rundt Managua, på 
skilpaddearten Kinosternon scorpioides. Den er 
ikke så vanlig mer. Men det var de. Kanskje de 
blir det igjen.

4 Solastalgi er en form for mental eller 
følelsesmessig nød forårsaket av endringer 
i ens lokale miljø, spesielt knyttet til klima, 
forurensing og miljøforandring – en hjemlengsel 
etter et hjem som ikke ser der.

Et skarve stykke tid er skrevet som en respons til Patricia 
Bellis bidrag i utstillinga Time will tell, she already does 
samt samtaler mellom kunstneren og skribenten om å 
høre til, innsjøen Managua, å kolonisere Mars, følelsen 
av solastalgi 4, hvem som verger seg for utfallet av en 
kommende kollaps og det levde liv for øvrig. Verkene i 
utstillinga er Memories, en kortfilm som personifiserer 
psyken til to døde skarver som falt for sin egen natur, 
The Other, som tar opp klima og biosfære samt ofrene 
og gjerningspersonene i en fremskreden systematisk 
kollaps, og The Universe, som reflekterer over den 
relative ubetydeligheten av vår eventuelle utslettelse 
målt opp mot et uendelig univers.

føre til forandring i oss eller bare forlenge vår skjebne? 
Kan vi lære av de gamle feilene der hvor vi reiser? Er 
vi skuespillerne eller forfatterne i dette dramaet? Er vi 
guder eller brikker i et uendelig spill?

METAKARBON 
(Betrakter stjernehimmelen som forsøker å åpenbare 

seg, til tross for at det ennå ikke er helt mørkt. Er 
stjernene prikker tegnet i kritt, de også?)

Vi er begge. Skapere og brikker, ført og forførende. Men 
blir vi slått over ende, eller er det plass til oss på den 
blanke tavla?

KARBON 
(Nikker og ser på det vuggende havet. Snart vil ikke sola 

mer. Kanskje det aldri var sol.)

Herognå er visst vår eneste skueplass enn så lenge. Men 
hva om vi ikke kan beskytte oss selv mot det vi har skapt? 
Hva om vår beste innsats kun er bølger som slår mot land 
og forsvinner?

(Ser utover langs kysten, der menneskene 2 samler seg 
for å forsøke å rydde opp. Forgjeves?)

Se på dem, maur som bærer byrden av våre feil. Er det 
berettiget optimisme eller bare en naiv tro på at de, vi, kan 
endre skjebnen? 

METAKARBON 
(Ser på bølgene som skvulper mot stranda og visker ut 

skillet mellom det ene og det andre.)

Bølger endrer alt, Karbon, det visste du en gang. Trygghet 
er aldri garantert. Men vi må likevel strebe mot det. 
Kanskje er det nettopp våre anstrengelser som definerer 
oss, uavhengig av utfallet?

(Smiler med det som tilsynelatende er en munn, og 
peker mot havet som til syvende og sist kanskje ikke er 

et hav likevel.) 

Optimisme er å se soloppgangen i solnedgangen når 
det attpåtil er natt. Den gir varme og håp, men til slutt vil 
nattas realitet røyne på. Men kanskje kan vi skape et eget 
lys som fører oss i den neste dagen?

Hordaland kunstsenter—2023
Bildet viser Patricia Bellis videoverk Memories.

Hordaland kunstsenter—2023
Bildet viser Patricia Bellis verk The Other.
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Runa Halleraker / Hordaland kunstsenter—2023
Bildet viser Patricia Belli i hennes workshop, 
Sources of Meaning. 

Hordaland kunstsenter—2023
Bildet viser Patricia Bellis verk The Universe
og The Other.

Hordaland kunstsenter—2023
Bildet viser Patricia Bellis verk The Universe.

Hordaland kunstsenter—2023
Bildet viser Patricia Bellis verk The Universe.
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fenomen fra hennes opphavsland, Iran, og mer spesifikt i 
grenselandsbyen Kalpourgan. Der har kvinner og jenter i 
mer enn 7000 år lagd keramikk av støv og gjørme. På sett 
og vis lengter Madihe etter å formidle hva disse kvinnene 
gjør og er til oss som betrakter. Med dette for øye må hun 
finne en hårfin balanse der hun viser omsorg for disse 
fremmede uten å appropriere historiene og kampene 
deres. 

Det enkeltstående objektet som Madihe hadde med 
seg fra Teheran til Bergen – det var hennes tante som 
fraktet den fra Kalpourgan til Teheran – var med vilje 
ikke beskyttet på reisen. Leirkaret ankom Bergen i biter. 
Madihe valgte deretter å presentere disse fragmentene 
som seks utstillingsobjekter med samme presentasjon 
som et relikvie ville fått om det ble vist fram på et 
ærverdig museum, som om hun prøver å minne oss på 
at hvert enkelt av fragmentene i utstillingsmonteren 
har en skjønnhet i seg selv. Og – kanskje viktigere: Hun 
presenterer et bilde som forklarer det faktum at ingen 
oversettelse kan finne sted uten at noe går i knas. Når 
vi flytter noe fra stedet der det var og bærer det til et 
annet, er vi nødvendigvis bare i stand til å se biter av det. 
Etter min mening er dette fordi verken gjenstander eller 
mennesker lever som abstraksjoner: Hvem man er vil 
nødvendigvis avhenge av hvor man bor.

Filosofen Jacques Derrida fastholder at tekstlig 
oversettelse er både umulig og nødvendig: Han 
hevder at det er «a practice of difference». 3 Etter hans 
oppfatning vil en oversetter alltid feile – originalen kan 
ikke oversettes fullstendig eller uttømmende. Det vil 
alltid være gap mellom originalteksten og oversettelsen 
av den; en god oversetter må på en og samme tid 
anerkjenne disse gapene og bringe originalteksten 
nærmere oss gjennom på en eller annen måte å finne opp 
en annen tekst. Her tar jeg i bruk Derridas betraktninger 
om tekstlig oversettelse for å forstå «oversettelsen» av 
mennesker og kulturer. Selv om metaforen nødvendigvis 
har begrensninger, siden verken mennesker eller kulturer 
kan sammenliknes med tekster, er jeg overbevist om 
at Derridas rammeverk er nyttig for å reflektere over 
den innebygde umuligheten i mellommenneskelige og 
kulturelle utvekslinger. Etter mitt syn er Madihes Carry 
Across et oversettelsesforsøk som har feilet i likhet med 
alle andre. Det som gjør det verdt å vie oppmerksomhet, 
er hvordan kunstneren omfavner det at hun mislyktes, 
og gjennom det inviterer oss, tilskuerne, til å gjøre det 
samme. 

Madihe oversetter de kvinnelige pottemakerne fra 

1 Djamila Ribeiro, O que é: lugar de fala?, Belo 
Horizonte (MG): Letramento, 2017.

2 For mer om dette, se for eksempel David 
Miller, Strangers in Our Midst: The Political 
Philosophy of Immigration, Cambridge, Mass.: 
Harvard UP, 2016.

3 Jacques Derrida, “What is a Relevant 
Translation?”, Critical Inquiry 27:2 (2001), 
s. 174–200; Jacques Derrida, Positions, overs. 
Alan Bass, New York: Continuum, 2004, s. 16–33.

Hordaland kunstsenter—2023
Detaljbildet viser det fragmenterte leirkaret fra 
Madihe Gharibis verk Carry Across.

● Carry Across: om oversettelse 
og gjenklang

→ Tekst av Carol Stampone
→ Oversatt av Åsne Hagen

Madihe Gharibis Carry Across hvisker til knoklene mine: 
«Er oversettelse en umulighet?» Før et svar formes i 
strupen min, mumler verket igjen: «Ja, men vær så snill å 
våge deg på det likevel.»

Jeg har vært besatt av tanken om at vi må lære oss 
å oversette hverandre. Utgangspunktet mitt for å 
tenke omkring oversettelse er filosof Djamila Ribeiros 
påstand om at hvert menneske eksisterer i en bestemt 
taleposisjon. Ribeiro hevder at vår taleposisjon er 
krysningspunktet mellom våre ulike kjennetegn, som 
etnisitet, klasse, kjønn, seksuell orientering, nasjonalitet 
og statsborgerskap (eller mangel på sådan).1 Jeg har 
lurt på om det er flere «kjennetegn» vi burde ta høyde 
for, som hvorvidt en person er forelder eller ikke, om 
hun eksisterer som turist eller ikke, hvor førlig kroppen 
hennes er, om hun bærer på et knust hjerte eller lever 
med en psykisk sykdom, osv. Jeg er enig med Ribeiro 
i at det vi kan forstå, se og bry oss om først og fremst 
avhenger av vår sosiale locus eller plassering. For henne 
er det derfor vi må gripe an politiske spørsmål ved å 
anerkjenne hvilken posisjon vi forholder oss til dem 
fra. For meg er neste steg å oversette hverandre. Men 
hvordan? 

Jeg tolker min venninne Madihes Carry Across som et 
modig og upolert forsøk på å svare på dette spørsmålet 
med ydmykhet, håp og sinne. 

Fra resepsjonen på Hordaland kunstsenter, der jeg 
arbeider annenhver uke, så jeg mange besøkende gå 
inn og ut av Time will tell, she already does uten at de 
la merke til Carry Across, som holder til i en liten hvit 
kube på enden av en større hvit kube. Uansett om det 
å «gjemme» prosjektet hennes bakerst i galleriet var et 
bevisst kuratorisk grep eller ikke, fungerer det som en 
provokasjon som synliggjør vår tillærte tendens til å bry 
oss mer om de som er nærmere oss. 2

Før man går inn i Carry Across, kan man på veggteksten 
lese en påminnelse om opphavet for begrepet 
«oversettelse» (translation) på engelsk. Det pleide å 
vise til «å forflytte en helgens legeme eller relikvier til 
et nytt sted». Slik forflytning skulle gjøres med ekstrem 
forsiktighet; det var avgjørende at objektet som ble 
transportert ble beskyttet slik at det forble intakt, i ett 
stykke. Madihe advarer de besøkende om at Carry 
Across er «en annen historie» – en der oversettelse får en 
helt annen betydning. 

Etter min oppfatning posisjonerer Madihe seg som en 
historieforteller med et sterkt ønske om å oversette et 
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for denne historien. Hun tilstår at det er en avgrunn 
mellom hennes forhåndsoppfatning av disse kvinnene 
og hvem de egentlig er. Venninnen forteller henne at 
i våre dager er håndverket til pottemakerne ikke en 
kilde til uavhengighet, men snarere enda en plikt for 
dem. Mens jeg lytter til Madihes venninne, lurer jeg på 
om moderne kvinner overalt lever med forpliktelsen til 
å multitaske. Denne gangen er det jeg som forsøker å 
komme nærmere fremmede. Det er da jeg innser at det 
Carry Across bidrar med kanskje ikke er å oversette 
virkeligheten til kvinnene som lever i Kalpourgan for oss, 
men å minne oss på at vi ikke bør gi opp den umulige, 
men også nødvendige oppgaven med å oversette 
hverandre. 

Når Madihe forstår at fortellingen hun gjentok i sin 
installasjon kun er én del av historien, og dermed er 
ufullstendig og utilstrekkelig, fjerner hun med gråtkvalt 
stemme de seks portrettene av kvinnene fra Kalpourgan, 
ett etter ett. At hun feilet i å oversette deres virkeligheter, 
fører ikke til at hun trekker seg tilbake. I stedet blir hun 
i trøbbelet. Til tross for nøling og skuffelse velger hun 
å la rammene stå tomme. Ved å velge å fjerne bildene 
forbløffer kunstneren oss og inviterer oss til å tenke, 
virkelig tenke, over hva det betyr at noen er synlig og i 
sentrum av sitt eget liv. På slutten av lydstykket lyder 
en mannlig stemme som synger, som for å underbygge 
at patriarkatet råder. Men så starter Madihe å synge 
sammen med ham, og stemmene deres gir gjenklang av 
hverandre. 

Gjenklang er for øvrig et begrep utviklet av filosofen 
Adriana Cavarero som motsvar til logosentrismen, altså 
tanken om at språket er et grunnleggende uttrykk for en 
ytre virkelighet. Ifølge Cavarero kommer stemmen før 
logos – med andre ord er det noe unikt ved hver av oss 
bortenfor og utover våre rasjonelle evner. Hun insisterer 
på det unike ved hver stemme og at vi alle er «already 
linked to one another in resonance»,6 i den forstand at 
vi ikke nødvendigvis trenger å forstå hverandre på et 
rasjonelt plan for å leve sammen, men kanskje heller øve 
på å være sammen og sette stemmene våre i forbindelse 
med hverandre. Fra min taleposisjon er Madihes arbeid 
en invitasjon til å finne ikke-logosentriske måter å 
oversette hverandre på. 

Under middagen som hun var vertskap for, serverte hun 
et måltid som befant seg mellom kulturer – verken fra 
landet der hun ble født eller fra landet der hun bor, men 
en blanding av begge kjøkkentradisjoner og kulturer. I 
en av intervensjonene til Carry Across inviterte hun – 

4 For mer om dette, se Chimamanda Ngozi 
Adichies Ted Talk, The Danger of a Single Story 
(2009).

5 Jacques Derrida, Of Hospitality, Anne 
Dufourmantelle Invites Jacques Derrida to 
Respond, Stanford: Stanford University Press, 
2000.

6 Se Adriana Cavarero, For More than One 
Voice: Toward a Philosophy of Vocal Expression, 
Stanford: Stanford University Press, 2005.

Hordaland kunstsenter—2023
Bildet viser portrett av en pottemaker fra 
Kalpourgan i første del av Madihe Gharibis verk 
Carry Across.

Kalpourgan som matriarker, kvinner som i dag fortsatt 
bruker hendene sine til å opprettholde uavhengigheten 
sin og forbedre sin status i samfunnet – på samme 
måte som deres stammødre gjorde. De som besøkte 
Hordaland kunstsenter den første måneden av Time 
will tell, she already does kunne erfare å stå foran 
portrettene av seks håndverkere fra Kalpourgan og 
lytte til at en av dem sang. Sammen med portrettene 
ga en videoinstallasjon av et ritualistisk bål og den 
nærmest sakrale måten fragmentene av den medbårne 
keramikken ble presentert på en opplevelse av at disse 
skaperne er heltinner for vår tid som selv tar makten i 
besittelse. 

I et kort øyeblikk later Carry Across til å være en 
overforenklet fortelling om kvinnelig uavhengighet – en 
gjentakelse av den trivielle forestillingen om at kvinner, 
til tross for patriarkatet, kan bruke sine særtrekk, i dette 
tilfellet de «vevre hendene» sine, for å bringe seg selv ut 
av en avhengighetssituasjon. Madihe forteller oss at folk 
i Kalpourgan pleide å være av den oppfatning at «menns 
hender var for grove til å lage keramikk». På grunn av 
dette kunne kvinner i denne grenselandsbyen bruke 
håndverket som en vei til uavhengighet, til tross for den 
patriarkalske verdenen de levde i. 

Men Madihe husket snart på det skjøre og utilstrekkelige 
ved én historie alene – slik virker det i alle fall for meg.4 
Det nærmet seg tiden da hun skulle endre på utstillingen 
sin, og hun bestemte seg for å dra til Kalpourgan for første 
gang – uten å reise dit. Hun satt alene i sitt eget hjørne 
av utstillingsrommet på Hordaland kunstsenter og lot 
en venninne bære henne dit digitalt. Betrakterne har 
mulighet til å se videoarbeidet hennes, som består av 
bilder tatt opp på telefonen til Madihes venninne så vel 
som Madihes reaksjoner på bildene under den digitale 
utvekslingen deres, og samtidig lytte til lyden av barn som 
leker i rommet eller ta på seg hodetelefoner for å lytte til 
lydinntrykk fra reisen. 

Madihe innrømmer: «Jeg har ikke vært der. Min 
venninne er der. Og jeg reiser med henne.» Og når hun 
ankommer Kalpourgan – fremdeles i installasjonen – 
innser hun at landsbyen føles så annerledes enn det 
hun kjenner til fra sitt hjemlige Iran. Hun forstår ikke 
språket til landsbyboerne, ei heller forstår de hennes. 
De er fremmede, som hun formulerer det. Mens jeg 
lytter til henne, husker jeg at Derrida skrev at den 
fremmede er den første til å stille spørsmål ved oss og 
til å bringe oss spørsmål.5 De fremmede fikk Madihe 
til å sette spørsmålstegn ved sitt eget utgangspunkt 

Runa Halleraker / Hordaland kunstsenter—2023
Bildet er fra vernissagen og er tatt foran Madihe 
Gharibis første del av Carry Across.

Hordaland kunstsenter—2023
Detaljbilde av det fragmenterte leirkaret i 
Madihe Gharibis verk Carry Across.
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Hordaland kunstsenter—2023
Detaljbildet viser andre del av Madihe Gharibis 
verk Carry Across.

Hordaland kunstsenter—2023
Detaljbildet viser første del av Madihe Gharibis 
verk Carry Across.

Hordaland kunstsenter—2023
Detaljbildet viser andre del av Madihe Gharibis 
verk Carry Across.

sammen med sin venninne, kunstner Sanne Frostensson 
– deltakerne til å dele stillhet og lytte til stemmene som 
ga gjenklang i Carry Across, og minnet oss på at det er 
håp om vi husker at vi kan klinge sammen tross det som 
skiller oss. 

Jeg gikk fra Carry Across med en levende strupe – jeg 
vil også synge den sangen på et språk jeg ikke forstår. 
Jeg vil også invitere til en middag der måltidet selv er en 
øvelse i oversettelse, et work-in-progress som befinner 
seg mellom kulturer. Jeg vil også oversette meg selv til 
deg gjennom å dele stillhet, i håp om at vi, sammen, kan 
lære hvordan man lytter. Jeg vil også huske på at vi alle 
er fremmede som bærer bruddstykkene våre over til 
hverandre. 
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møblene har blitt behandlet og ser ut som om de har 
ligget under vann og rustnet, eller som om de har vært 
ute i skogen og blitt mosegrodde. Til sammen danner 
de et sammensurium av ideer og butikkonsepter som 
gir plass til både plagg, ulike tilbehør og fotografier. 
Butikklogikken i dette tilfellet understreker motsatsen av 
den hvite kuben. Den står i kontrast til visningsrommets 
konvensjoner med hvite vegger og en innebygd negasjon 
av salg. Den hvite kubens logikk minner mest om 
luksusvarebutikker med sitt sparsomme utvalg av varer 
uten prislapper.

Denne sammenhengen mellom galleri og butikk 
som visningssted for kunst kan vi finne flere steder i 
kunsthistorien. I den amerikanske kunstneren Clas 
Oldenburgs The Store fra 1961 solgte kunstneren ulike 
artikler av keramikkmat og keramikkundertøy i et 
butikkinteriør, og gallerirommet ble en del av settingen 
for visse scener i en episode av TV-serien «Sex og 
Singelliv» (One, 2003), på lik linje med luksusvarebutikker 
og fasjonable restauranter. Disse eksemplene viser 
at kunsten ofte flørter med butikken som form, 
men Oldenburgs verk, uansett visning, tilhører en 
museumskontekst. «Sex og Singelliv» viser at kunstfeltet 
har flere fellestrekk med luksusvaremarkedet enn de vil 
innrømme. 

Blanda drops

Støldals interesse for å bringe sammen butikk og galleri 
har også gjort seg gjeldende i lanseringer av nye plagg, 
eller drops som det heter på «fagspråket». Et «drop» 
er ofte assosiert med en hurtighet som kjennetegner 
dagens motefelt. Støldals praksis er i opposisjon til 
denne stadig akselererende delen av industrien, og 
peker litt nese ikke bare til gallerirommet, men også til 
moteindustrien. Hun gjennomførte totalt tre «drops» i 
utstillingsperioden. 

Til The Traveller lanserte hun først en serie med 
collegegensere.2 De bærer Støldals logo og er laget av 
materialer som er gjennomgående i kolleksjonen: ulik 
sand fra ørkener, i rødt, gult og hvitt, og fra Tyssøy, hvor 
Støldal er basert i dag. Sanden er heftet til genseren i et 
grafisk mønster med tykt blekk som gradvis kommer til 
å miste sin heft og spre materialet videre. Her smelter 
dermed historien og skillet mellom intervjuobjekt og 
kunde over i hverandre. 

I tillegg har Støldal i The Traveller brukt teknologiske 
tekstiler, utviklet med blant annet tang og cellulose. Disse 
nye materialene peker kanskje på en vilje til endringer 

1 Saulo B. Cwerner, Clothes at Rest: Elements 
for a Sociology of the Wardrobe, Fashion 
Theory 5:1 (2001), s. 79–92.

2 Den 14. september 2023 ble Giant Logo 
Sweatshirt w Sand Print lansert – en genser 
laget i bomull/polyester med trykk laget i 
samarbeid med Morteza Vaseghi.

Runa Halleraker / Hordaland kunstsenter—2023
Bildet er fra vernissagen og er tatt foran  
Siv Støldals New Life Dressing – 1/The Traveller.

Et liv i endring

Siv Støldals designprosess er kollektiv og konseptuell. 
Den skaper fabulerende og materielle nyvinninger innen 
mote og design. For prosjektet New Life Dressing, som 
vises som en del av utstillingen Time will tell, she already 
does, settes klær i kontekst som en ytre tolkning av 
endringsprosesser i livet. To personer har blitt intervjuet 
om deres «reiser», og dette danner grunnlag for Støldals 
arbeid med utviklingen av to nye kolleksjoner: 1/The 
Traveller og 2/The Believer.

I The Traveller brukes en fysisk forflytning over 
landegrenser som utgangspunkt, en kvinne på flukt 
fra ett land til et annet, og i The Believer er det indre 
endringer som beskrives, en mann som har drastisk 
endret livsstil flere ganger i løpet av livet. Anonymiserte 
transkripsjoner av de to intervjuene er til stede i 
utstillingene, som sammen med glossy plakater 
presenterer hver fiktive karakter og tilhørende kolleksjon. 
Støldal undersøker og prøver å forstå overgangen fra én 
tilstand til en annen og hva slags betydning klær har hatt, 
bevisst eller ubevisst.

Som designer har Støldal utforsket klær i kontekst, enten 
det er i forhold til sitt eget merke, som hun stiftet i 2000 
og fortsatt jobber med i dag, eller samarbeidet med 
kollektivet HAiK, som hun grunnla sammen med Harald 
Lunde Helgesen og Ida Falck Øien i 2012. Støldal jobbet 
blant annet tidlig med wardrobe studies og intervjuer 
som metode, hvor designeren som forsker beveger seg 
inn i garderoben til et individ for å finne ut av et plaggs 
historie, brukermønstre, hvilke koder som former kjøp, 
kast og bruk samt hva som har overlevd i skapet og 
hvorfor. En slik metode er hentet fra antropologi og 
sosiologi.1

Motevisning i den hvite kuben

The Traveller ble først vist på Hordaland kunstsenter i 
Bergen som en del av Time will tell, she already does. 
Den 6. oktober ble store deler av gruppeutstillingen 
byttet ut med nye verk, og Støldal fjernet den første 
kolleksjonen og introduserte den andre karakteren i New 
Life Dressing: The Believer. The Traveller reiste så videre 
til Tekstilindustrimuseet i Salhus, og åpnet der som en 
soloutstilling. Disse to visningsstedene vitner om ulike 
strategier for å vise kolleksjonene i en utstillingskontekst. 

På Hordaland kunstsenter har Støldal samlet 
visningsmøbler fra ulike butikker og leverandører 
for å mime en kommersiell visningslogikk. Flere av 

● New Life Dressing av Siv Støldal
Fra fabrikken til butikken 
– og catwalken i midten

→ Tekst av Geir Haraldseth
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er helt nye. Kim Jakobsen To, en etablert fotograf og 
kunstner, har vært med på å forme den fotografiske 
formidlingen av kolleksjonene, inkludert plakatene og 
fotografiene som er til stede i begge utstillingsrom. Scott 
Wilson, en anerkjent smykkedesigner som har utviklet 
sitt eget merke og jobber tett med andre designere og 
stylister, har skapt smykkene som svarer ut Støldals 
interesse for å sette sammen ulike materialer hentet fra 
ulike verdihierarkier. Merete Rein og Jan Kåre Myklebust 
har bidratt henholdsvis med glass og porselen, mens 
Morteza Vaseghi har utviklet grafikk og ulike trykk brukt i 
kolleksjonen, som på collegegenserens sandmønster. 

Musiker Rudi Valdersnes har skapt et eget lydspor til 
prosjektene, og på Tekstilindustrimuseet vises videoer 
av begge kolleksjonene med Valdersnes’ musikk. Disse 
to videoene, ute i strandkanten på Tyssøy eller inne 
i skogen, langt fra moteukene i Paris eller New York, 
fungerer som catwalkpresentasjoner av kolleksjonene. 
Konseptet catwalk, hvor modeller viser kolleksjonen på 
sine kropper, har blitt ekspandert og utfordret. Under 
pandemien ble disse ofte gjennomført uten publikum 
til stede. I Støldals tilfelle bidrar disse to videoene til å 
understreke at prosjektet – selv om det blir presentert 
i et utstillingsformat – stammer og refererer klart til en 
motekontekst. 

Individuelle veivalg 

Støldals vei fra det mer konvensjonelt organiserte 
motefeltet, med satte krav om kolleksjoner, distribusjon, 
produksjon, salg, visning osv., til det friere visningsrommet 
for billedkunst- og kunsthåndverksfeltet er en del av 
hennes egen reise som designer. Gjennom ti år i London 
produserte hun tjue kolleksjoner for sitt eget merke. Da 
hun forlot London, videreutviklet hun konseptbasert 
mote med HAiK. Etter HAiK har Støldal fortsatt arbeidet 
med sitt eget merke, og stadig utvidet kontekster og 
visningsarenaer for å presentere sin praksis, mens 
samarbeid har blitt kjernen i hennes prosess. Det kreative 
kollektivet Kiosken i Bergen, som Støldal har vært med 
på å grunnlegge og drive siden 2018, er enda et slikt 
eksempel.

New Life Dressing er en syntese av Støldals produksjon 
fram til i dag. Hun leker med den sedvanlige utviklingen, 
produksjonen og lanseringen av kolleksjoner, preget 
av sin tid i London. Samtidig refererer den todelte 
installasjonen til Støldals tidligste kolleksjoner, som 
var kjennetegnet av en analyse av kodene for hvordan 
vi ser og bruker klær. I tillegg har New Life Dressing 

Geir Haraldseth / Siv Støldal—2023
Bildet viser en av Siv Støldals merkelapper.

i industrien når det gjelder bærekraft og sirkularitet. 
Støldals egen praksis harmonerer i alle fall med dette 
ønsket, og her har hun kombinert nye materialer med 
tradisjonelle teknikker som filting og strikking, ofte i 
uante konstellasjoner. Kolleksjonen er preget av duse 
jordtoner, som i sanden, og Støldals signaturer og 
skredderferdigheter er tydelig til stede.

En utstilling i endring

Da The Traveller flyttet inn på Tekstilindustrimuseet 
15. oktober 2023, tok Støldal i bruk museets arkiv av 
tekstilindustrimaskiner og utstyr for å vise kolleksjonen. 
På den måten bringes plaggene fra salgslokalet til 
produksjonslokalet, men med den hensikt å vise det 
konseptuelle i arbeidet samt åpne opp for forbindelser 
mellom nåtid og fortid samt utviklingen og avviklingen 
som har skjedd i tekstilindustrien og i lokalsamfunn. De 
industrielle prosessene som fant sted på Salhus tilhører 
fortiden, mens Støldals samtidige produksjon er på en 
skala som har flere paralleller med kunsthåndverkets 
skapende hender og det pre-industrielle enn industriens 
maskinelle framstilling. Kontrasten mellom en sko, 
pålimt sand og skjell, og maskinen som ble brukt for 
masseproduksjon av sko eler sokker er påfallende, og 
understreker Støldals praksis som mer bærekraftig og 
opptatt av lokale forhold og materialer.

Samtidig ble The Believer vist på kunstsenteret med 
nye historier oversatt i andre materialer og silhuetter. 
Her setter Støldal søkelys på en ny persons livshistorie 
og hvordan en endring i livsstil ofte innebærer en endret 
bruk av klær. Intervjuet dekker flere tiår, og Støldal 
syntetiserer flere ulike faser i plaggene. Tenårene bærer 
preg av et ønske om å passe inn i en gruppe, emblematisk 
framstilt i kolleksjonen med utgangspunkt i datidens 
logotunge BALL-gensere. BALL blir her erstattet med 
ord som BLEND, BEING og BOLD. BALL ble erstattet med 
stilrene italienske klær for å matche en høyere inntekt, 
men så kommer en omfavnelse av yoga og en alternativ 
livsstil, som til slutt leder til en mer avslappet tilværelse 
med sporty fritidsklær. De duse tonene – gult, blått, grått 
og rødt – er ofte farget med plantefarger, gjerne planter 
med helende egenskaper, innsatt med materialer som 
alger og zink. En miks av syntetisk og natur, nytt og 
gammelt, something borrowed, something blue. 

Kollektiv prosess

Samarbeidet gjennomsyrer Støldals prosess, og blir 
nesten en signatur for hennes framgangsmåte. Noen 
av disse samtalene har gått over flere tiår, mens andre 

Runa Halleraker / Hordaland kunstsenter—2023
Bildet viser Siv Støldal i samtale med gjester 
under vernissagen.

Tekstilindustrimuseet / Hordaland 
kunstsenter–2023.
Bildet viser av Siv Støldals verk. 
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Kim Jakobsen To / Siv Støldal—2023
Foto av Siv Støldals New Life Dressing – 2/The 
Believer, tatt på Tyssøy.

Hordaland kunstsenter—2023
Detaljbildet viser Siv Støldals New Life Dressing 
– 2/The Believer.

Hordaland kunstsenter—2023
Detaljbildet viser Siv Støldals New Life Dressing 
– 1/The Traveller.

Kim Jakobsen To / Siv Støldal–2023
Foto av Siv Støldals New Life Dressing – 1/The 
Traveller, tatt på Tyssøy.

flere likhetstrekk med den første HAiK-kolleksjonen, 
Dressed for Success (2012), som satte søkelys på «klær, 
aspirasjoner og roller». Men Støldals nyeste prosjekt er en 
utvikling som kan knyttes tett til livserfaring og viser en 
enda større vilje til materiell og teknisk syntese.

Motebransjen i Norge er liten og har ikke kapasitet til å 
livnære, utvikle og engasjere nye talenter i stort omfang. 
Dette fører til at mange designere og moteskapere må se 
langt etter muligheter til å utfolde seg i dette yrket i Norge. 
Alternativene er å bytte beite, enten skifte yrkeskategori 
til billedkunstner, kunsthåndverker eller annet, eller å 
stikke av til et annet land med en større moteindustri. 

Eller du kan gjøre som du vil. Det har Siv Støldal gjort.



KU
N

STH
ÅN

D
VERK | 93KU

N
ST

H
ÅN

D
VE

RK
 |

 9
2

føles som en evighet. Det skjer noe med tiden.»

Gallefoss’ bidrag, Krusskip, er et samlet keramisk verk i 
flere deler, bestående av et større fat eller serveringsbrett 
med tvetydige kopper i ulik skala og form. Sammen 
er det skulptur, hver for seg bruksobjekter. Verket tar 
utgangspunkt i en viss formbarhet, plastisitet, i forhold til 
både tiden og materialet.

For Krusskip som for flere av de andre verkene blir 
uttrykket til i prosessen, og settes først i stein når man har 
hendene i materialet. De krever total tilstedeværelse. «Alt 
handler om å gå rett på sak og å respondere på det som 
skjer underveis», sier Gallefoss. Verket er blitt til i fri form 
og hedrer leirens natur – tykk og klumpete som den er 
– det forsøker ikke å få materialet til å bli noe det ikke er. 
Det gir også en intuitiv appell til objektene – de er «gøy å 
fomle med», akkurat slik kunstneren selv beskriver det.

Det er også snakk om motstand: Tittelen er en 
kommentar til den overveldende og ikke minst 
destruktive cruiseturismen i Bergen by. Krusskips 
tilstedeværelse er nesten like konfronterende som et 
gigantskip i sundet. Dens motstand er fysisk, den tar 
opp plass og går på siden av konvensjonene om form og 
prosess – motstand som stimulerer kropp og sinn. 

Å merke med kroppen

Keramiker Linda Lids bidrag, Shifting Horizons, 
bearbeider denne tanken i intet mindre enn 42 sublime 
bruksgjenstander — tallerkener, skåler, serveringsskål 
og en helleflaske. Lids praksis dreier seg rundt objekter i 
aktiv bruk, tingene vi omgir oss med hver dag. Disse blir 
til under en logisk formgivningsprosess ved dreieskiven. 
I siste øyeblikk blir de omformet med hendene og får en 
uventet organisk karakter. Dette er motstanden hendene 
biter seg fast i når man rører ved den umiddelbare, 
smukke keramikken. 

«En del av mitt arbeid må føles og holdes på for å 
få den rette følelsen. Jeg er glad i objekter som blir 
håndtert. Skåler og kopper uten håndtak, som med 
Shifting Horizons», forteller Lid. Hennes finstemte 
materialfornemmelse gjør at objektene nettopp føles bra, 
det merkes med hele kroppen. De føles substansielle, 
men er lette nok til å bære i flertall. 

Skålen svinger inn slik at den er god å holde i, og 
inneholder den noe varmt, ligger den stadig bekvemt i 
hånden. Men det er overflatene, det lille irregulære, som 
gjør at man biter seg merke i en interaksjon. Det er den 

Runa Halleraker / Hordaland kunstsenter—2023.
Bildet av Curated Kitchen-middag med Void & Co. 

I prosjektet Curated Kitchen, en del av Time will tell, she 
already does på Hordaland kunstsenter, får man oppleve 
noe så sjeldent som kunsthåndverk som mulighetsrom – 
tett på og i et grenseløst tidsperspektiv. 

Å leke med tiden

Time will tell, she already does leker på beste vis med tid 
i institusjonskontekst. Utstillingsåpningen er ekstatisk, 
som den skal være, men det som skjer senere er på 
sett og vis langt mer spennende. Det er måten Curated 
Kitchen inngår en pakt med kunstnerne på som gjør den 
til et unikum. Her forblir nemlig objektene for evig tid, eller 
som deltakende keramiker Linda Lid sa det: «Til de går i 
stykker.» 

Etter åpen utlysning i forkant av utstillingen fikk 
kunstnerne Ali Shah Gallefoss, Julie Shirani Kausland, 
Linda Lid og Tim Parry-Williams lage bestillingsverk 
som bokstavelig talt kom på bordet under åpningen. 
Objektene er innkjøpt av Hordaland kunstsenter. 
Resultatet av prosessen besto av keramikk, glasskunst og 
tekstilkunst i unike, men sprikende uttrykksformer som 
man ikke så for seg kunne enes i ett og samme tablå. Det 
å sitte nettopp rundt bordet og interagere med dem byr 
derimot på en helt annen opplevelse.

Det er ikke bare Tim Parry-Williams av Curated 
Kitchen-kunstnerne som avholder middag og samtaler 
underveis i utstillingsperioden – det gjelder også 
de andre kunstnerne som stiller ut i Time will tell, 
she already does. Patricia Belli, Madihe Gharibi, Siv 
Støldal, Frantzsen&Mjanger og Void & Co. har alle 
det til felles at de beskjeftiger seg med gjenstander 
som meningsbærere, et verktøy for historiefortelling 
og samtale så vel som handling. Sammen med 
kokker og gjester inviterer kunstnerne til å fortolke 
bruksgjenstandene fritt, uten direktiv fra skaperen. De 
får nye ansikter: et kunstverk, et hverdagslig objekt, en 
scenografi, et tablå. Historien fortsetter å formes i årene 
etter, etter som objektene kommer i kontakt med stadig 
flere hender. 

Tiden som formbart materiale

På sett og vis dreier alt seg om tid. Samtlige håndverk 
utøvet i forbindelse med Curated Kitchen er tidkrevende. 
«Jeg jobber egentlig veldig raskt, men med materialer 
og teknikker som tar lang tid», sier Ali Shah Gallefoss om 
leire – tørking, brenning, glasering og ny brenning – og de 
mange andre medier han jobber med. «Når jeg setter meg 
ned for å jobbe med keramikk, arbeider jeg raskt, men det 

● Tiden på bordet

→ Tekst av Alisa Larsen
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Runa Halleraker / Hordaland kunstsenter—2023
Bildet viser Curated Kitchen-middag med 
Frantzsen&Mjanger.

Runa Halleraker / Hordaland kunstsenter—2023
Bildet viser Curated Kitchen-middag med 
Frantzsen&Mjanger.

Som tekstildesigner og professor i tekstil ser han 
hverdagsobjektet som noe næringsgivende, «nourishing» 
i sine egne ord. Towel er en aldri så liten forvridning av det 
familiære, hvor Parry-Williams som vever benytter seg 
av en mønsterteknikk vi best kjenner fra motetekstiler. 
Denne sidestillingen av fint og hverdagslig gjør at vi 
kjenner etter på en annen måte. Vi legger merke til. 

Næringen i objektene kommer blant annet fra 
fellesskapet kunstnerne forsøker å skape rundt det – et 
likhetstrekk for samtlige kunstnere involvert i prosjektet. 
Ved å få oss til å merke, håper de å formidle historien 
om hendenes kunnskap – håndverket og det å leve med 
det – en kunnskap som i svimlende fart holder på å dø ut. 
Objektene i utstillingen taler nettopp for det håndlagde 
og hva det bringer til bordet – opplevelser i fellesskap og 
på individnivå, bevisst og underbevisst.

Runa Halleraker / Hordaland kunstsenter—2023
Bildet viser Linda Lids Shifting Horizons i bruk 
under Patricia Bellis workshop Sources of
Meaning.

intuitive appellen som gjør at man går på oppdagelse i 
objektet og forstår at det er noe håndlaget man holder i. 
Vårt perspektiv endrer seg ved berøring. 

Fellesskapningen 

Julie Shirani Kauslands munnblåste glass i serien 
Drizzle leker også med perspektivet. I glasskunstnerens 
vannglass, whiskeyglass og karafler blir estetikken 
funksjon. «Det er teknisk sett veldig korrekte 
bruksgjenstander, rake og transparente slik at man kan 
se fargen på drikken som er oppi», sier Shirani Kausland. 
«Det å dryppe flytende glass rundt formen er et estetisk 
valg, det skaper en spennende optikk og en glitrende 
kvalitet. Men det skaper også et slags grep for hånden.»

Fellesskap som fenomen og praksis er et sentralt 
omdreiningspunkt for utstillingen. Drizzle er i seg selv 
resultatet av en fellesskapsprosess – å lage munnblåste 
objekter i glass krever minst to sett hender. «Vi forsøker 
å holde på våre individuelle uttrykk, men er helt avhengig 
av å formidle ideen til andre vi jobber med her i vårt 
fellesskap, Formbar Glassverksted i Haugesund.» 

Nettopp formidling av både historie, ideer og tradisjon 
står sentralt i Curated Kitchens siste verk, Towel. 

Nærende objekter

Vever og forsker Tim Parry-Williams’ Towel vokste ut 
av ideen om å formidle i et kroppsnært og relaterbart 
format – en komposisjon av syv stykker håndvevd stoff, 
håndklær for å være mer presis, i ubleket, direkte farget 
lin. De henger stolte på veggen i kaféen i starten av 
utstillingen, men reiser gjennom rommet etter hvert som 
de kommer i bruk. Det er nettopp stoff laget for å brukes 
om og om igjen, for å deles med andre.
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Runa Halleraker / Hordaland kunstsenter—2023
Bildet viser Ali Shah Gallefoss’ Krusskip i bruk.

Runa Halleraker / Hordaland kunstsenter—2023
Bildet viser Curated Kitchen-middag med Void & Co.

Runa Halleraker / Hordaland kunstsenter—2023
Bildet viser Julie Shirani Kauslands Drizzle i bruk.
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Bildet viser Tim Parry-Williams’ Towel.
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avgjørende rolle både i det å skape glass og i det å være 
menneske.

Nærmiljøet som formidlingsarena

Derfor var det et gledelig gjensyn da jeg ble invitert til å 
skrive om deres nye prosjekt, Arkiv av pust / Nordnes. 
Dette inngår i årets temautstilling, som har fått navnet 
Time will tell, she already does. Den arrangeres i 
samarbeid mellom Norske Kunsthåndverkere og 
Hordaland kunstsenter og kurateres av Daniela Ramos 
Arias og Mathijs van Geest. Kuratorene har valgt å ikke 
anskue utstillingen som en statisk størrelse med en 
klart definert begynnelse og slutt, men snarere som en 
kontinuerlig endringsprosess som strekker seg over 
12 uker. Derfor preges utstillingsperioden av en rekke 
arrangementer, hvor publikum inviteres til engasjement, 
deltagelse og meningsytring. En annen kuratorisk strategi 
er at formidling ikke skal fremstå som et tilleggselement 
til utstillingen, men være totalt integrert i den. Dette 
valget reflekterer en bredere tendens i det samtidige 
kunstfeltet, hvor formidlingsfaget har gjennomgått en 
statusheving de siste tiårene og utfordret det tradisjonelle 
hierarkiet mellom kuratering og formidling. 

Samtidig som Frantzsen&Mjanger er en del av Time 
will tell, she already does, inngår de også i en flerårig 
satsing kalt Kjære Nabo, som har sitt utspring i Arias’ 
masterarbeid fra kuratorstudiet ved KMD i Bergen. 
Målsettingen er at Hordaland kunstsenter skal etablere 
seg som en sosial møteplass for lokalsamfunnet på 
Nordnes og bygge langsiktige relasjoner med nærmiljøet 
gjennom ulike kunstprosjekter. Initiativet ble nylig 
trukket frem i en artikkel om norske kunstsentre, 
skrevet av doktorgradsstipendiat Joachim Aagaard 
Friis ved Universitetet i Agder.3 Hans analyse fremhever 
likhetspunktene mellom Hordaland kunstsenters 
formidlingsstrategi og sosialt engasjert kunst, som er 
fundert på samarbeid med eksterne fellesskap utenfor 
kunstinstitusjonen og hvor elementer som inkludering, 
interaksjon og møtepunkter mellom mennesker står 
sentralt. 

Møter mellom mennesker, materiale og sted

Arkiv av pust / Nordnes må dermed forstås i lys 
av Frantzsen&Mjangers tidligere praksis, men 
også i forlengelsen av kunstsenterets kuratoriske 
satsingsområder. Selve prosjektet foregikk over en 
periode på cirka to uker, og besto av tre møter mellom 
kunstnerne og et knippe mennesker som på ulike måter 
har tilknytning til Nordnes. Gruppen varierte fra personer 

1 Avtrykk av pust // Ravnkloa (26.–29.10.2017) 
inngikk i Norske Kunsthåndverkeres 
Årsutstilling 2017, Nordenfjeldske 
Kunstindustrimuseum, Trondheim (14.10.–
03.12.2017). 

2 Dette inkluderer blant annet Avtrykk av pust 
// Skostredet på S12 Galleri og verksted, Bergen 
(09.–21.10.2018), Vandring med pust // Botanisk 
hage, Milde, Prøverommet, Bergen (13.05.2019) 
og Rosta, Estland (31.07.2019), Låne pust / serie 
1, Bergen offentlige bibliotek, Bergen (oppstart 
22.03.2021).

3 Friis, Joachim A. (2023). «Et epicenter for 
forventninger: Hvad er kunstcentrenes 
plads i fremtiden?» I Flåtter, Marit (red.), 
Kunstsentrenes vekselstrøm. Trondheim: 
Museumsforlaget.

Runa Halleraker / Hordaland kunstsenter—2023
Bildet viser vandring med Frantzsen&Mjanger.

Flyktige former i glass

Første gang jeg stiftet bekjentskap med Maria Almås 
Frantzsen og Ruth Hol Mjangers kunstnerskap 
var under Årsutstillingen ved Nordenfjeldske 
Kunstindustrimuseum i 2017. 1 Dette var ett av to 
uteromsprosjekter som ble realisert i samarbeid med 
Trondheim kommune, hvor arrangørene ønsket å 
stimulere til verk som interaksjonerte med byrommet 
og en større offentlighet. Selv sto jeg ute i et forferdelig 
trøndersk høstvær, omgitt av et titalls forventningsfulle 
8.-klassinger som deltok i regi av Den kulturelle 
skolesekken. Frantzsen&Mjanger hadde innredet et 
mobilt glasstudio under en våt presenning nederst 
i paradegaten Munkegata, hvor både skoleelever 
og forbipasserende kunne anvende pusten sin til å 
blåse løvtynne former i glass. Med store øyne fulgte 
tenåringene med på at to av deres klassekamerater 
transformerte den rødglødende massen på blåsepipen til 
en flyktig såpeboblelignende form. Bare minutter senere 
kunne de holde de irregulære formene i hendene, en 
midlertidig konkretisering av noe så abstrakt som deres 
eget åndedrett. 

I de siste seks årene har kunstnerduoen fortsatt 
å undersøke forbindelseslinjene mellom glass, 
pust og performativitet. Dette har tatt form av ulike 
kunstprosjekter i Norge og utlandet, men stadig kretset 
rundt det usynlige fenomenet pust. Blant annet har de 
invitert publikum til å samskape en vegginstallasjon, ledet 
vandringer hvor grupper av mennesker bærer rundt på 
former som andre har blåst samt oppfordret til hjemlån 
av andres pust fra offentlige bibliotek.2 Prosjektene 
kan betegnes som en sammensmelting av deres ulike 
bakgrunner fra det visuelle og det performative feltet: 
Frantzsen har en mastergrad fra Edinburgh College of 
Art med fordypning i glass, mens Mjanger arbeider som 
førstelektor i dramapedagogikk ved NLA Høgskolen. 

En fellesnevner for dette arbeidet er ønsket om å utfordre 
konvensjonene knyttet til glass som kunstnerisk medium. 
Innenfor det norske glassfeltet arbeider de fleste 
utøverne objektorientert, mens Frantzsen&Mjanger lar 
det prosessuelle dominere sin praksis. Dette gjør de ved 
å ta utgangspunkt i det mest grunnleggende elementet i 
fremstillingen av blåst glass – nemlig pusten. Det å blåse 
luft fra lungene og gjennom et rør for å materialisere en 
form, var en teknikk som ble oppdaget i Romerriket for 
cirka 2000 år siden. Ved å velge pusten som innfallsvinkel 
til prosjektet berører de imidlertid et allmennmenneskelig 
fenomen – nemlig hvordan vårt eget åndedrett spiller en 

● Blown away: 
Om Arkiv av pust / Nordnes

→ Tekst av Morten Spjøtvold
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mot magen mens jeg trakk den friske høstluften dypt ned 
i lungene. Løpeturen anskueliggjorde at et menneskes 
relasjon til et sted ikke bare er begrenset til visuelle og 
emosjonelle aspekter, i form av gjenkjennelse av det 
fysiske miljøet eller gjenopplevelse av personlige minner, 
men også innehar en fysisk dimensjon i hvordan kroppen 
interaksjoner med omgivelsene. 

Den siste samlingen besto av en halvannen times 
vandring under ledelse av Frantzsen&Mjanger, hvor 
gruppen i total stillhet gikk rundt i bydelen med 
glassformene i hendene. For mitt vedkommende oppsto 
det nærmest en meditativ stemning da jeg betraktet 
den pittoreske trehusbebyggelsen og de historistiske 
murfasadene badet i gultonet ettermiddagssol samtidig 
som jeg kontinuerlig lot fingrene gli over den transparente 
overflaten. Deretter returnerte vi til kunstsenteret 
for å delta i Curated kitchen-middag, et konsept 
som arrangeres gjentatte ganger i forbindelse med 
Temautstillingen. Her inviteres publikum til diskusjoner 
eller kunstnerpresentasjoner innenfor rammene av 
et varmt måltid. Selv har jeg vært til stede ved flere av 
middagsseansene, og sett hvordan det intime formatet 
åpner for større interaksjon mellom de tilstedeværende 
enn tradisjonelle kunstnersamtaler siden praten 
over bordet stadig veksler mellom hverdagslige og 
kunstfaglige tema. 

Mens vi spiste rykende varm gulrotsuppe, delte flere 
i gruppen sine tanker om prosjektet generelt og sin 
relasjon til Nordnes spesielt. En av samskaperne fortalte 
om opplevelsen av å bli en del av lokalsamfunnet i 
bydelen etter at hun hadde innvandret til Norge fra USA. 
Her ble det åpenbart hvordan Arkiv av pust / Nordnes 
ikke bare har fått mennesker til å reflektere over sitt 
individuelle forhold til denne spesifikke geografiske 
konteksten, men også bli bevisst det sosiale fellesskapet 
som konstituerer den. Avslutningsvis overga vi 
avtrykkene av vår pust til Frantzsen&Mjanger, som er i 
startfasen av å bygge opp et permanent arkiv bestående 
av tekster, former og fotografier som skal danne skriftlige 
og materielle vitnesbyrd over menneskers relasjon til 
ulike geografiske lokasjoner. Dette vil forhåpentligvis 
bidra til å ytterligere tøye grensene for hva glasskunst er 
og kan være, samt å blåse liv i mulighetene som ligger i 
møtepunktet mellom kunsthåndverk og øvrige disipliner.

Runa Halleraker / Hordaland kunstsenter—2023
Bildet viser kreativ skriving med 
Frantzsen&Mjanger.

som hadde bodd eller arbeidet i bydelen gjennom mange 
år, til unge studenter som nylig hadde etablert seg i 
Bergen. Under det første møtet fikk hver enkelt av oss 
skape to glassformer – i motsetning til i 2017 skulle de 
avspennes* i etterkant av blåsingen og bli varige avtrykk 
av vår egen pust. Deretter ble vi oppfordret til å reflektere 
rundt prosessen gjennom kreativ skriving i Hordaland 
kunstsenters lokaler. Sittende bøyd over skrivepapiret lot 
jeg tankene kretse rundt min manglende fysiske erfaring 
med å fremstille glass og erkjennelsen av at jeg aldri 
tidligere hadde rørt en blåsepipe. Dette er en følelse jeg 
deler med de fleste nordmenn, siden glass i varm tilstand 
er noe de færreste har hatt befatning med – selv om vi 
alle forholder oss til det amorfe materialet i vårt daglige liv 
gjennom drikkeglass og annet bordutstyr. 

Et viktig moment for Frantzsen&Mjanger er at de 
involverte er samskapere i prosjektet, ikke passive 
deltagere som skal instrueres til å blåse glassformer 
under deres veiledning. Dette innebærer en oppløsning 
av det tradisjonelle skillet mellom publikum og kunstner, 
et grep som gjør Arkiv av pust / Nordnes til noe helt 
annet enn en konvensjonell verkstedsdemonstrasjon. 
Snarere handler prosjektet om å returnere til kjernen 
i glassblåsing – møtet mellom pusten og materialet. 
Kunstnerne har selv beskrevet dette som en 
avlæringsprosess. Ved å inkludere mennesker som 
aldri har blåst glass før, kan man vende tilbake til et 
slags uruttrykk som bryter med de kultiverte formene 
som trenede utøvere vil fremstille. I så måte har 
prosjektet forgreiningspunkter til en bredere tendens i 
kunsthåndverksfeltet de siste årene, hvor kunstnere på 
ulike måter dyrker de håndverksmessige og materielle 
grunnelementene innenfor sin disiplin, eksempelvis ved å 
grave frem sin egen leire fra det lokale jordsmonnet eller 
å ta opp igjen gamle tekstile teknikker. 

På det andre møtet fikk vi et gjensyn med objektene vi 
hadde blåst og en mulighet til å bli nærmere kjent med de 
andre samskaperne i prosjektet. Praten gikk lett mellom 
oss, drevet av nysgjerrighet over hvordan de andres 
former så ut og opplevelsen av å blåse glass. Deretter 
skulle vi ta med oss glassarbeidene hjem og anvende 
dem som refleksjonsobjekter over oss selv og vår stedlige 
tilknytning til Nordnes. Eksempelvis ble vi oppfordret 
til å gå en tur med en av formene til vårt favorittsted 
i bydelen. Siden jeg hovedsakelig relaterer meg til 
Nordnes gjennom mine ukentlige joggeturer, valgte jeg 
å løpe ut til Havforskningsinstituttet med glassformen i 
lommen. For hvert steg på den våte asfalten i lindealléen 
i Haugeveien kjente jeg avtrykket av min egen pust slå 

*Å avspenne betyr å kjøle ned formene etter at 
de har blitt blåst. 

Runa Halleraker / Hordaland kunstsenter—2023
Bildet viser glassblåsing med 
Frantzsen&Mjanger.



KU
N

STH
ÅN

D
VERK | 103KU

N
ST

H
ÅN

D
VE

RK
 |

 1
02

Runa Halleraker / Hordaland kunstsenter—2023
Bildet viser Curated Kitchen-middag med 
Frantzsen&Mjanger.
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Runa Halleraker / Hordaland kunstsenter—2023
Bildet viser vandring med Frantzsen&Mjanger.
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