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Amber Ablett *

Skjespikking, Spoons/Ignoring
2019
Workshop

For program og påmelding, se www.hostutstillingen.no

Hver enkelt deltaker vil ved slutten av workshopen ha laget en skje 
av ferskt trevirke som de kan ta med seg hjem, spikket med ens 
egne hender ved hjelp av tradisjonelle treskjæringsteknikker. Man 
får med seg kunnskap om ulike lokale tresorter og hvordan man 
kan fortsette å spikke hjemme.

Spoons Ignoring er et flergrenet prosjekt som gjennom spikking, 
workshops, tekst og installasjon utforsker både behov for å vende 
seg bort fra omgivelsene og behov for å møtes i et fellesskap. Det er 
ett av flere arbeider hvor Ablett undersøker hvordan sted og tilhø-
righet har betydning for hvordan vi kommuniserer med hverandre. 
Hun har utforsket treskjæring som meditativ praksis sammen med 
publikum siden 2018.

Amber Ablett (f. 1986 i London, Storbritannia) har base i Bergen. 
Hun er utdannet ved Bath School of Art and Design, Camberwell 
College of Arts (London) og Kunst- og designhøgskolen i Bergen. 
Ablett har vist arbeider ved Hordaland kunstsenter, FELT galleri 
(Bergen) og Latitude 28 (New Delhi). Som del av kunstnerduoen 
TASC Ablett & Brafield drev hun TASC Studio Kitchen, et åpent 
studio og kafé ved Hordaland Kunstsenter i perioden 2016–2018. 
Duoen deltok også i prosjektet Norden til Bergen i regi av B-Open, 
og ved Bergen Assembly 2016. I november 2019 er Ablett aktuell 
med utstillingen Anthems ved Lydgalleriet (Bergen). 

www.amberablett.com

Foto: Thor Brødreskift



Marsil Andelov Al-Mahamid *

Forced Evacuation of Finnmark
2018
Broderi
75 × 103 cm
Tilhører kunstner

Marsil Andelov Al-Mahamid (f. 1983 i Kikinda, Serbia) har vært 
bosatt i Tromsø siden 2009, og er utdannet ved blant annet 
Kunstakademiet i Tromsø. Han har stilt ut ved Galleri Ask (Horten), 
Festspillene i Nord-Norge, Vadsø museum, Narvik Krigsmuseum, 
Den Nordnorske Kunstutstilling, den 31. São Paulo-biennalen 
(Brasil) og Terra Gallery (Kikinda, Serbia). Han har også vist arbeider 
ved Tokyo International Film Festival og kunstfestivalen MADATAC 
(Madrid).



Natasja Askelund 

Solnedgang over grønt rom
2019
Olje på lerret
195 × 220 cm
Pris 85 000,–

Natasja Askelund (f. 1969 i Stavanger) bor i Stavanger. Hun er utdan-
net ved Vestlandets kunstakademi og Koninklijke Academie van 
Beeldende Kunsten (Haag, Nederland). Askelund har hatt separat- 
utstillinger ved visningssteder som Galleri Opdahl (Stavanger), 
Galleri Brandstrup (Oslo og Stavanger), Galleri LNM (Oslo) og 
Haugesund Billedgalleri. Hun har også deltatt på gruppeutstillin-
ger ved blant annet Haugar Vestfold Kunstmuseum og Aberdeen 
Art Gallery (Skottland). Askelunds arbeider er innkjøpt av institu-
sjoner som Stavanger kunstmuseum, Nord-Trøndelag fylkesgalleri 
og Norsk kulturråd.

www.natasjaaskelund.com



+47 23 00 50 00

Hanan Benammar *

Antiphony 
2019
Performance

Antiphony er en telefonsvarertjeneste som overtar Høstutstillingens 
telefonnummer +47 23 00 50 00. 

Høstutstillingens telefonnummer er okkupert av en ny tjeneste, der 
innringere gis muligheten til å snakke med fremmede om bestemte 
ord. Innringerne får selv velge ett av seks ord de ønsker å snakke 
om: tomhet, kaos, stillhet, vold, grenser og tvil.

Antiphony tilbyr publikum en performativ reise gjennom én-til- 
én-samtaler med prosjektets deltakere. Samtalene kan være korte 
eller lange, de kan være hyggelige, brå eller bli avbrutt. Du kan ringe 
når som helst, deltakerne kan være tilgjengelige eller ikke tilgjen-
gelig. Du kan velge å samtale på norsk eller engelsk.

Deltakere: Thee-Yezen Al-Obaide, Liam Alzafari, Ole-Petter 
Arneberg, Sara Baban, Sindre Bangstad, Tormod Carlsen, Stacey 
de Voe, Nora Warholm Essahli, Ragnhild Freng Dale, Pia Maria Roll, 
Johan Söderström med flere. 

Hanan Benammar (f. 1989 i Paris, Frankrike) er en algerisk/fransk 
kunstner bosatt i Oslo. Benammar er utdannet ved Kunstakademiet 
i Oslo og Dutch Art Institute (Arnhem). Hun har stilt ut arbeider 
og deltatt i performative prosjekter flere steder, sist på Musée 
de la Camargue (Arles, Frankrike), RAM galleri (Oslo), Edge of 
Wrong (Cape Town), Radikal Unsichtbar (Hamburg), Radiophrenia 
(Glasgow), Kunstnerforbundet (Oslo), Black Box teater (Oslo), 
Festspillene i Bergen, Vårscenefest – Tromsø Scenekunstfestival 
og Heddadagene (Oslo).

www.onewaytoadesert.com



Anton Benois *

Til høyre:

Distant Relatives
2019
3D-print, oljemaleri og lyd
120 × 75 cm
Pris 246 246,–

Neste side:

Distant Relatives: The Mug
2019
Kopp 
Keramikk
Opplag 9, til salgs 3
Pris 1 000,–

Distant Relatives: The Jumper
2019
Genser 
Bomull- og polyesterblanding
Opplag 18, til salgs 7
Pris 2 000,–

Anton Benois (f. 1979 i Moskva, Sovjetunionen) er en australsk 
kunstner bosatt i Trondheim. Han gikk ut med mastergrad fra 
Kunstakademiet i Trondheim i 2019. Benois har stilt ut ved Small 
Projects (Tromsø), Firstdraft (Sydney) og Kudos Gallery (Sydney). 
Han har også vist filmer ved Lausanne Underground Film & Music 
Festival og Arctic Moving Image & Film Festival (Harstad).

www.antonbenois.com 





Sissel M. Bergh *

Til høyre:

#Tjaetsie (knowhowknow)
2017
Video
18:00 min
Opplag 5, til salgs 4
Pris 30 000,–

Neste side:

Sarjetahke
2018
Skulptur 
Trestamme, vindknuter og trålkuler
Variable dimensjoner
Pris 30 000,–

Sissel M. Bergh (f. 1974 på Stiftelsen i Trondheim) bor og arbeider 
i Tråante/Trondheim. Hun er utdannet ved Statens kunstakademi 
og Durban University of Technology (Sør-Afrika). Berghs seneste 
separatutstilling fant sted ved Sámi Dáiddaguovddáš / Samisk 
senter for samtidskunst (Karasjok) i 2018. Den siste tiden har 
hun også deltatt i gruppeutstillinger ved Kunsthall Trondheim og 
Telemark kunstsenter. Hun er nå aktuell med gruppeutstillingen 
The Edge of the sea ved kunstmuseet KUBE (Ålesund) i perioden 
mai–desember 2019.

www.sisselmbergh.net





Md Wahiduzzaman Bhuian *

Two Parts of Land
2018
Litografi
43,5 × 60 cm
Opplag 5, til salgs 4
Pris u/ ramme 6 000,–
Pris m/ ramme 8 000,–

Md Wahiduzzaman Bhuian (f. 1987 i Khulna, Bangladesh) er bosatt 
i Oslo. Han gikk ut med mastergrad i medium- og materialbasert 
kunst fra Kunsthøgskolen i Oslo i 2019. Bhuian har hatt en separat- 
utstilling ved Galleri Seilduken (Oslo). 



Tiago Bom *

República
2018
Videoinstallasjon
12:00 min 
300 × 500 × 700 cm
Pris u/ installasjon 50 000,–
Pris m/ installasjon 70 000,–

Tiago Bom (f. 1986 i Lisboa, Portugal) bor og arbeider i Oslo. Bom 
har mastergrad fra Kunsthøgskolen i Oslo, og har stilt ut flere  
steder i Europa. I 2013 var han medkurator for den sentralasiatiske 
paviljongen ved den 55. Veneziabiennalen.

www.tiagobom.com 



Geir M. Brungot *

fence/defence – Triptyk 1
2018
Fotografi på sølvgelatin baryttpapir, 
montert på aluminium
Verk i 3 deler à 91 × 73 cm 
Opplag 7, til salgs 3
Pris 50 000,–

Geir M. Brungot (f. 1962 på Herøy) bor i Sykkylven og Wien. Han har 
hatt separatutstillinger ved visningssteder som Stenersenmuseet 
(Oslo), KUBE (Ålesund), Preus museum (Horten), Galleri F 15 (Moss), 
Trafo kunsthall (Asker), Bomuldsfabriken Kunsthall (Arendal) og 
Meetfactory (Praha), i tillegg til gruppeutstillinger på Lillehammer 
Kunstmuseum, Drammen Kunstmuseum og Fotogalleriet (Oslo). 
Verkene hans er innkjøpt av institusjoner som Museet for Fotokunst 
(Brandts, Odense), Norsk kulturråd og Nasjonalmuseet.



Siri Bråtveit 

Clawstalk
2019
Video
06:25 min
Opplag og pris ved forespørsel

Vises i videoprogrammet

Siri Bråtveit (f. 1987 i Suldal) bor og arbeider i Oslo. Hun har 
bachelorgrad i dokumentarfilmregi fra Høgskolen i Lillehammer 
og bachelorgrad i litteraturvitenskap fra Universitetet i Bergen. 
Våren 2019 gikk hun ut med mastergrad fra Akademin Valand 
(Göteborg). Bråtveit vant prisen for beste nordiske studentfilm 
under Nordic/Docs i 2014 med filmen Ponytales. Filmen ble vist ved 
Høstutstillingen 2017 og ved en rekke ulike kunstforeninger rundt 
om i Norge og Sverige. Hun har også deltatt på Kortfilmfestivalen 
i Grimstad.



Kirsti Taylor Bye og Erik Betshammar *

Til høyre og neste side:

Trikromater
2019
Digitalt fotografi
4 stk à 36 × 26 cm, 3 stk à 26 × 36 cm
og 1 stk à 26 × 26 cm
Opplag 3 + 2 AP, til salgs 3
Pris per enkeltverk 10 000,–
Samlet pris 64 000,– 

Kirsti Taylor Bye (f. 1985 i Trondheim) bor og arbeider i Sverige. 
Hun er utdannet ved University for the Creative Arts (Farnham, 
Storbritannia) og Högskolan för fotografi ved Göteborgs univer-
sitet. Bye har blant annet stilt ut på Kurant (Tromsø), Galleri Rotor 
(Göteborg), Galleri Format (Malmö), Galleri 54 (Göteborg) og Museo 
Casa Giorgione (Castelfranco Veneto, Italia).

Erik Betshammar (f. 1985 i Västerås, Sverige) bor i Sverige og er 
utdannet ved Högskolan för fotografi ved Göteborgs universitet.  
I 2018 deltok han i prosjektet Tenthaus Winter Depot, vist på Galleri 
BOX (Göteborg). Betshammar har også stilt ut ved Centrum för 
fotografi (Stockholm), Galleri Format (Malmö) og Galleri Mors 
Mössa (Göteborg).  

www.okbye.se
www.betshammar.se





Camilla Løhren Chmiel *

2(3) rom og kjøkken. Daydream
2019
Olje på lerret
160 × 215 cm
Pris 30 000,–

Camilla Løhren Chmiel (f. 1980 i Aurskog-Høland) bor og arbeider 
 i Oslo. Hun gikk ut med bachelorgrad i Fine Arts fra Portland State 
University (USA) i 2010. Chmiel har hatt separatutstillinger i USA 
og ved Arendal Kunstforening. Hun har deltatt i flere gruppe- 
utstillinger, blant annet ved South Bay Contemporary (Los Angeles) 
og Galleri Ramfjord (Oslo). 

www.camillalchmiel.com



Robin Danielsson *

Untitled
2019
Akryl og linoleumstrykk på papir
200 × 150 cm
Pris 26 000,–

Robin Danielsson (f. 1983 i Jönköping, Sverige) bor og arbeider i 
Oslo. Han har studert ved Konsthögskolan Valand (Göteborg) og 
Glasgow School of Art. Danielssons nyligste aktivitet inkluderer 
utstillinger ved Tegnerforbundet (Oslo), Center of Contemporary 
Art Andratx (Mallorca), Akershus Kunstsenter, Wildlife Skulpturpark 
i Nesoddparken og Galleri Soft (Oslo) under Tegnebiennalen 2016.



Det Elektriske Korps *

Det Elektriske Korps
2017–
Energisk handling

For program og påmelding, se www.hostutstillingen.no

Det Elektriske Korps (DEK) av Øyvind Mellbye og Einar Goksøyr 
Åsen er et anti-marsjerende korps bestående av musikanter som 
spiller på bærbare trommemaskiner.

Korpset baserer seg på en flyktig medlemsmasse av forbipasse-
rende og fastere deltakere. I motsetning til et konvensjonelt korps 
har DEK kun en fem minutters aspirantperiode, hvor man får opp-
læring i trommemaskinens intuitive grensesnitt, kobler seg til en 
høyttaler og er klar for å bli med.

Øyvind Mellbye (f. 1985 i Oslo) bor i Oslo og har bakgrunn fra 
Kunstakademiet i Bergen.

Einar Goksøyr Åsen (f. 1985 i Kristiansand) bor i Oslo. Han er før-
skolelærer og arbeider ved Deichman Biblo Tøyen. 

www.korps.life

Foto: Adrian Bugge



DNA? AND? * 

Performance/konsert
Lørdag 14. september kl. 17.00

DNA? AND? er et Oslo-kollektiv som består av ungdommer med 
trisomi og profesjonelle musikere som spiller sammen. Kollektivet 
improviserer med lydkildene som er tilgjengelige, fritt for struktur 
og regler. Musikalsk og kunstnerisk åpner DNA? AND? for det som 
er uskolert og uperfekt, for å uttrykke seg uten å la seg stoppe 
av konvensjoner. Prosjektet startet i 2013 og kollektivet har siden 
den gang deltatt på flere festivaler for eksperimentell og improvi-
sert musikk, som All Ears (Oslo), Blow Out (Oslo) og Sonic Protest 
(Paris). I november 2019 spiller de på Le Guess Who (Utrecht, 
Nederland). 

www.soundcloud.com/dna-and

Medvirkende: Harald Fetveit, Vilja Ellefsen-Larsen, Vilde Erikstad, 
Stina Moltu, Sambou Samateh, Ola Skarsæterhagen, Mats Aase 
Henriksen, Liz Zelda Røyneberg, Lene Høie, Jonas Lie Hagen, Isaaq 
Mukhtar Ibrahim, Bjarne Larsen og Anla Courtis. 

Foto: Audun S. Eftevåg



DuoDuo *

Fika
2019
Performance og installasjon
Varighet 45 min
Pris ved etterspørsel

For program, se www.hostutstillingen.no

DuoDuo serverer dobbel bakst under deres interaktive perfor-
mance som består av keramikk, klær og naturidyllisk illusjon. 
Deltakerne oppfordres til å dele med en venn, et familiemedlem 
eller en fremmed, og å snakke om og reflektere rundt hva det vil si 
å dele – både som idé og som handling. 

Kunstnerduoen DuoDuo ble opprettet i 2017, og består av Asta 
Tutavae og Humle Rosenkvist. Duoen har vist arbeider ved West 
Dean Arts & Craft festival (Chichester, England), Galleri Blunk 
(Trondheim), Galleri Leoparden (Uppsala) og RÝMD (Reykjavik).

Asta Tutavae (f. 1994 i Holbæk, Danmark) bor i Oslo. Hun gikk ut 
med bachelorgrad fra Kunstakademiet i Tromsø våren 2019, og 
studerer nå til mastergrad ved Kunsthøgskolen i Oslo. 

Humle Rosenkvist (f. 1994 i Helsingborg, Sverige) bor i Tromsø og 
gikk ut med bachelorgrad fra Kunstakademiet i Tromsø i 2018.

Instagram: @dobbel_duo
www.astatutavae.com
www.humlerosenkvist.se



Sofia Eliasson *

Fossil Beds – Double Green
2018
Skulptur
Naturlige mineralkrystaller, akrylharpiks,
glassfibervev, papirfiber, plastfiber, pigment,
linolje og sveiset stål
158 × 130 cm
Pris 52 000,–

The Vastness of Time Contained in One Colour
2018
Veggmaleri, rød og svart jernoksid
utvunnet i Norge, akryl 
Variable dimensjoner
Pris ved etterspørsel

Sofia Eliasson (f. 1981 i Dalsland, Sverige) er en kunstner som bor 
og arbeider i Bergen med en mastergrad fra Kunst- og design-
høgskolen i Bergen. Eliasson har tidligere vist arbeider på blant 
annet Norsk Billedhoggerforening (Oslo), Prosjektrom Normanns 
(Stavanger), Kristiansand Kunsthall, Tag Team Studio (Bergen), 
Hordaland Kunstsenter og Hammarkullen Konsthall (Göteborg).

www.sofiaeliasson.com



Elise Elley *

EY3 (nekropsi av en myt)
2019
Tegning
125,4 × 160 cm
Pris u/ ramme 33 000,–

Elise Elley (f. 1992 i Växjö, Sverige) bor og arbeider i Bergen. Hun 
har tidligere studert fotografi og fri kunst ved Munka Folkhögskola 
i Sverige, og tar for tiden en bachelorgrad ved Kunstakademiet i 
Bergen.



Håkon Anton Fagerås 

So stilt og mjukt å sova
2016
Skulptur
Marmor
167 × 75 × 70 cm
Pris 750 000,–
Må være tilgjengelig for utlån ved salg

Håkon Anton Fagerås (f. 1975 i Drøbak) bor i Oslo og Italia. Han 
er utdannet ved Statens håndverks- og kunstindustriskole og 
Statens kunstakademi. Fagerås har hatt separatutstillinger ved 
institusjoner som Vigeland-museet og Nordnorsk Kunstmuseum. 
Han har laget flere monumenter og minnesmerker, blant annet 
Roald Amundsen-monumentet på Bygdøy og Joachim Rønneberg-
monumentet i Ålesund. Av utsmykninger kan man trekke frem 
hans arbeider ved Haukeland sykehus, Ibsenmuseet og Kirkenes 
Sykehus.

www.fageras.no 



Stein Fjelldal *

Uten tittel 
2019
Tresnitt
86 × 122 cm
Opplag 1, til salgs 1
Pris u/ ramme 30 000,–

Stein Fjelldal (f. 1983 i Lørenskog) bor i Drøbak og gikk ut med 
mastergrad i kunstfag fra Kunsthøgskolen i Oslo i 2013. Fjelldal 
har blant annet stilt ut på Galleri Norske Grafikere (Oslo), Galleri 
Format (Oslo) og Finnskogutstillingen.



Frode & Marcus

Zinnen
2019 
Video
Super 8mm, telecine
03:43 min
Opplag 4, til salgs 4
Pris 25 000,–

Vises i videoprogrammet

Musikk av Kilchhofer Anklin, Marionette Label

Frode Fjerdingstad (f. 1975 i Oslo) bor på Nesodden og Marcus 
Palmqvist (f. 1976 i Borås, Sverige) er bosatt i Sverige. Begge er 
utdannet ved London College of Communication. Fjerdingstad 
og Palmqvist har jobbet som duoen Frode & Marcus siden 2008. 
Samarbeidet begynte med et fotoprosjekt som resulterte i en 
separatutstilling i Paris og Stockholm. Siden den gang har et 
av prosjektene deres blitt utgitt som bok, og stillbildefilmen La 
vitesse et la pierre (2009) – et samarbeid med regissøren Igor 
Zimmermann – er vist på en rekke museer, kinoer og gallerier i 
New York, Moskva, Rotterdam, Bilbao, Sao Paulo, Stockholm, Los 
Angeles, Paris og Melbourne. 

www.frodemarcus.com



Unni Gjertsen *

Herfra til Svartehavet
2019
Video
16:00 min
Pris ved etterspørsel

Vises i videoprogrammet

Unni Gjertsen (f. 1966 i Sjøvegan) bor i Oslo. Hun er utdannet ved 
blant annet Kunstakademiet i Trondheim og forfatterstudiet ved 
UiT – Norges arktiske universitet. Gjertsen har deltatt i en rekke 
utstillinger i inn- og utland på institusjoner som Henie Onstad 
Kunstsenter, MuHKA (Antwerpen), Museet for samtidskunst i 
Roskilde, Konsthall C (Stockholm) og Felleshuset for de Nordiske 
ambassader (Berlin). I 2017 viste hun filmen Lessons på MALI 
Museo de Arte de Lima og i 2018 deltok hun på Bodø Biennale og 
festivalen La Voz de la Mujer på La Palma. 

www.unnigjertsen.com



Johan Gonzalez *

I’m not suffocating in those wires, but I’m
definitely tangled in them (a love story) 
2018
Film
19:57 min
Tilhører kunstner

Vises i videoprogrammet

Johan Gonzales (f. 1995 i Oslo) bor i Bergen. Han går andre året 
på bachelorprogrammet ved Kunstakademiet i Bergen og jobber 
i hovedsak med film og tekst.

www.johangonzalez.no 



Morten Vidar Gran

Dyrisk 2
2018
Skulptur
101 × 33 × 65 cm
Pris 50 000,–

Morten Vidar Gran (f. 1959 i Drøbak) bor og arbeider i Ski. Gran har 
tidligere deltatt på Høstutstillingen, og han har stilt ut en rekke gan-
ger på Østlandsutstillingen. I tillegg har han vist arbeider ved blant 
annet Galleri Blomqvist (Oslo), Oslo kunstforening, Galleri Gann 
(Sandnes), Hå gamle prestegard (Jæren), Akershus Kunstsenter, 
Møre og Romsdal kunstsenter og Telemark Kunstsenter.

www.parkerteikoner.no



Kåre Aleksander Grundvåg *

Architecture for Yeast
2019
Skulptur
Tre
90 × 50 × 50 cm
Tilhører kunstner

Kåre A. Grundvåg (f. 1984 i Tromsø) bor i Tromsø og gikk ut med   
mastergrad fra Kunstakademiet i Tromsø i 2015. Grundvåg har stilt 
ut på Galleri Nord-Norge (Harstad) i forbindelse med Festspillene i 
Nord-Norge. Som del av kunstnerduoen Devils Apron har han også vist 
arbeider ved Barents Spektakel 2019 (Kirkenes), ved dokumentar- 
filmfestivalen Delai Film (Moskva) og i utstillingen Young Arctic 
Artists 2016 på Galleri Napa (Rovaniemi, Finland).

www.kaaregrundvaag.com



Else Marie Hagen

The average of four boys and their shadows
2018
C-print, diasecmontert i glass
174 × 128,5 cm
Opplag 5 + 2 AP, til salgs 5
Pris 55 000,–

The opposite directions of one single girl
2018
C-print, diasecmontert i glass
174 × 132 cm
Opplag 5 + 2 AP, til salgs 5
Pris 55 000,–

Else Marie Hagen (f. 1963 i Stavanger) bor og arbeider i Oslo. Hun 
har hatt separatutstillinger ved blant annet Kunstnernes Hus, 
Vigeland-museet, Galleri K (Oslo) og Kunstnerforbundet (Oslo). 
Hagen har også deltatt i gruppeutstillinger ved Museet for samtids- 
kunst, Lillehammer Kunstmuseum, Henie Onstad Kunstsenter, 
Trondheim kunstmuseum og det tidligere Stenersenmuseet (Oslo). 
Hun er representert i offentlige samlinger som Nasjonalmuseet  
for kunst, arkitektur og design, Preus museum, Bergen Kunst-
museum (KODE), Stavanger kunstmuseum (MUST) og Nordnorsk 
Kunstmuseum.



Ingri Haraldsen

History never left
2018
Kull på papir
187 × 147,5 cm
Privat eie

Ingri Haraldsen (f. 1984 i Sandnessjøen) bor og arbeider i Oslo, 
og har en bachelorgrad i kunst og design fra Høgskolen i Oslo. 
Haraldsen har hatt separat- duo- og gruppeutstillinger både i 
Norge og utlandet. Verkene hennes har blant annet blitt vist ved 
Oppland kunstsenter, Kunstnerforbundet (Oslo), QB Gallery (Oslo), 
Galleri Norske Grafikere (Oslo) og Trøndelag senter for samtids-
kunst. Hun har også deltatt en rekke ganger på Høstutstillingen, 
Trøndelagsutstillingen og Den Nordnorske Kunstutstilling. 
Haraldsens arbeider er innkjøpt av Oslo Kommune, Statoil, 
Trondheim kommune og Nordland fylkeskommune.

www.ingriharaldsen.com



Dorthe Herup

Messelt
2018
Billedvev
145 × 110 cm
Privat eie

Dorthe Herup (f. 1953 i Ærø, Danmark) bor i Holmestrand og er 
utdannet ved Kolding Kunsthåndverkskole (Sydjylland, Danmark), 
Statens Håndverks- og kunstindustriskole og Bergen Kunst- 
håndverkskole. Herup har blant annet hatt separatutstillinger 
ved Nord-Trøndelag fylkesgalleri og Galleri Galleberg (Tønsberg). 
Hun har deltatt flere ganger på Høstutstillingen, Norske Kunst- 
håndverkeres Årsutstilling og utstillingen Artapestry i regi av 
European Tapestry Forum, samt på en rekke internasjonale biennaler 
og triennaler med fokus på tekstilkunst. For tiden er hun aktuell 
med separatutstillingen Benken, som blir vist ved Marstal Søfarts-
museum (Ærø, Danmark) i perioden juli–september 2019. 

www.dortheherup.com



Ingebjørg Hokholt *

For fremtiden. Greta Thunberg
2019
Tegning og akvarell
38 × 28,5 cm
Pris u/ ramme 7 000,–

Ingebjørg Hokholt (f. 1963 i Drøbak) bor og arbeider i Fredrikstad. 
Hun er utdannet formingslærer ved Høgskolen i Telemark, har vært 
elev ved Strykejernet tegne- og maleskole (Oslo), samt tatt et fri-
kurs i akt og maleri ved Accademia di belle arti (Roma). Hokholt 
har blant annet stilt ut på Fredrikstad Kunstforening, Galleri 
Vanntårnet (Nesodden) og Galleri Hellviktangen (Nesodden).

www.ingebjorg.com



Preben Holst

Alex
2016
HD-video
07:15 min
Opplag 3 + 1 AP, til salgs 3
Pris 7 500,–

Preben Holst (f. 1974 i Kristiansand) bor i Oslo og er utdannet 
ved Kunstakademiet i Trondheim og Konsthögskolan i Malmö. 
Han har hatt separatutstillinger på visningssteder som Oslo 
Kunstforening, Sørlandets Kunstmuseum, Trafo Kunsthall (Asker) 
og Agder Kunstsenter. Holst har også vist arbeider ved Vår-
utstillingen på Fotogalleriet (Oslo) og deltatt i gruppeutstillinger på 
Trondheim kunstmuseum, Hasselblad Center (Göteborg), Ystads 
Konstmuseum og Akershus Kunstsenter.

www.prebenholst.com



Hilde H. Honerud

It is a light which objectifies everything and confirms nothing
2018
Fotoserie

Til høyre:

Hjørne av telt, Moria Camp
142 × 113 cm
Pris 32 000,–

Neste side:

Telt, Moria Camp
52 × 42 cm
Pris 15 000,–

Vannbeholdere, Moria Camp
52 × 42 cm
Pris 15 000,–

Gravplass
52 × 42 cm
Pris 15 000,–

Tak av telt, Moria Camp
52 × 42 cm
Pris 15 000,–

Opplag 5 + 2 AP, til salgs 5
Fotografiene selges kun med ramme

Hilde H. Honerud (f. 1977 i Kongsberg) bor i Kongsberg og er utdan-
net ved Kunstakademiet i Oslo. Honerud har de senere årene stått 
bak en rekke utstillinger, seminarer og publikasjoner. De siste 
årene har hun blant annet hatt separatutstillinger på RAKE vis-
ningsrom (Trondheim), Kunstmuseet Nord-Trøndelag, Fotogalleriet 
(Oslo), Tenthaus Oslo, Buskerud Kunstsenter, og samarbeidet med 
Kongsberg Jazzfestival. I 2018 var hun fylkeskunstner i Buskerud. 
Arbeidene som vises på Høstutstillingen har også vært utstilt på 
Østlandsutstillingen og Vårutstillingen på Fotogalleriet. 

www.hildehonerud.com





Simone Hooymans

Ras
2019
Animasjon
06:00 min
Opplag 5 + 1 AP, til salgs 5
Pris 250 000,–

Vises i videoprogrammet

Simone Hooymans (f. 1974 i Nijmegen, Nederland) bor i Ålvik i Kvam 
kommune. Hun er utdannet ved Kunstakademiet for billedkunst 
ved ArtEZ (Arnhem) og St. Joost (Breda) i Nederland. Hooymans 
har samarbeidet med flere norske musikere, og har deltatt i en 
rekke internasjonale gruppeutstillinger og filmfestivaler. Arbeidene 
hennes har blant annet blitt vist ved Kunsthuset Kabuso (Øystese), 
Haugesund Kunstforening og kortfilmfestivalen i Grimstad. I 2020 
skal hun ha en utstilling ved Kunstgarasjen (Bergen). Hooymans er 
også representert i samlingen til Haugesund Kunstforening.

www.simonehooymans.com



Christopher Jonassen *

Uten tittel I
2018
Fotografi
100 × 70 cm 
Opplag 5 + 1 AP, til salgs 5
Pris u/ ramme 19 000,–
Pris m/ ramme 23 000,–

Uten tittel II
2018
Fotografi
100 × 70 cm 
Opplag 5 + 1 AP, til salgs 5
Pris u/ ramme 19 000,–
Pris m/ ramme 23 000,–

Uten tittel III
2018
Fotografi
100 × 70 cm 
Opplag 5 + 1 AP, til salgs 5
Pris u/ ramme 19 000,–
Pris m/ ramme 23 000,–

Verkene inngår i fotoserien Vessels

Christopher Jonassen (f. 1978 i Stavanger) bor i Stavanger og har 
en mastergrad i design og visuell kommunikasjon fra University 
of Technology Sydney. Jonassen har deltatt på utstillinger i New 
York, Sveits og Nederland, i tillegg til flere utstillinger i hjem- 
landet. Han har stilt ut ved visningssteder som Rogaland Kunst-
senter, Stavanger kunstmuseum, Skur 2 (Stavanger), Tou Scene 
(Stavanger), Preus museum (Horten) og Fotografiens Hus (Oslo).

www.christopherjonassen.com



Maren Dagny Juell *

Tutorial#13 JOY
2019
Videoinstallasjon
04:20 min
Opplag (kun video) 3 + 1 AP, til salgs 3 
Pris video 25 000,–
Pris videoinstallasjon på forespørsel

Vises også i Høstutstillingens turnerende videoprogram i samar-
beid med Norske Kunstforeninger. Vises også på Valnesfjord skole 
som satellitt for Høstutstillingen 2019, i samarbeid med Fauske 
kommune og Trygve Luktvasslimo.

Maren Dagny Juell (f. 1976 i Oslo) bor i Ås og har mastergrad fra 
Chelsea College of Art and Design (London). Hun har hatt separat- 
utstillinger ved blant annet Trafo Kunsthall (Asker), Trøndelag senter 
for samtidskunst, PODIUM (Oslo) og Akershus Kunstsenter. Juell 
har også deltatt på videokunstbiennalen Channels (Melbourne) 
og i gruppeutstillinger ved Astrup Fearnley Museet og Stavanger 
kunstmuseum.

www.marenjk.net



Farhad Kalantary

Standing Still
2019
Video
04:40 min
Opplag 5, til salgs 4
Pris 35 000,–

Vises i videoprogrammet

Farhad Kalantary (f. 1962 i Tabriz, Iran) er en iransk/amerikansk 
billedkunstner og kurator med mastergrad fra San Francisco Art 
Institute. Han har tidligere jobbet i USA, England, Frankrike og 
Tyskland, og har vært bosatt i Norge siden 1997. Kalantary har 
blant annet hatt separatutstillinger ved Stenersenmuseet (Oslo), 
Bymuseet (Oslo), Aria Gallery (Teheran) og I-Gong (Seoul). Han har 
også deltatt i en vandreutstilling med Nasjonalmuseet for kunst, 
arkitektur og design, og gruppeutstillinger ved Galleri Brandstrup 
(Oslo), Independent Exposure (San Francisco) og Moderna Museet 
(Stockholm). I år deltar han på Høstutstillingen for syvende gang. 

www.farhad.no



Lars Kjemphol

Woodland 10 år
2009–2019
Sosial skulptur
Pris ved etterspørsel
Skateboardene i installasjonen 
er til salgs individuelt

I samarbeid med:
Jonas Greni
Espen Henningsen
Ruben Aas Arvesen

Woodland er en sosial skulptur med skateboards som medium. 
Prosjektet herjer med forholdet mellom høy- og lavkultur og 
lager alt fra treskulpturer til skatefilmer på nettet. Woodland 
Skateboards (WDLND) ble startet i 2009 av Lars Kjemphol. En stor 
gruppe kunstnere er medvirkende i Woodlands 10-årsjubileum på 
Høstutstillingen, og disse kan sees i publikasjon som utgis senere 
i år i anledning jubileet. Woodland har tidligere stilt ut ved blant 
annet Galleri Maria Veie (Oslo), Øyafestivalen og Roskildefestivalen.

www.woodlandwoods.com
www.larskjemphol.com
Søk opp «Mannskap» 1–3 på Youtube for å se brettene ute i gata

Brettene i installasjonen er laget av spesielt inviterte kunstnere. 
For full oversikt over medvirkende, se www.hostutstillingen.no



Helene Kjær *

pocket land
2018
Skulptur
15 × 20 × 1,5 cm
Pris 25 000,–

Helene Kjær (f. 1990 i Skien) bor i Oslo. Hun er utdannet ved Kunst-
akademiet i Trondheim, men har også bakgrunn fra arkitektur. I til-
legg til egen kunstnerisk virksomhet utgjør Kjær den ene halvdelen 
av kunstnerduoen Pettersen/Kjær, med Lisa Størseth Pettersen.
 
www.helenekjaerbremseth.com



Mariken Kramer

HåndArbeider
2019
Fotoprint på MDF-plate
16 stk à 40 × 64 cm
Opplag 3 + 1 AP, til salgs 3
Pris per enkeltverk 8 500,–
Samlet Pris ved etterspørsel

Mariken Kramer (f. 1972 i Johannesburg, Sør-Afrika) bor i Oslo og er 
utdannet ved Kunstakademiet i Trondheim. Hun har hatt separat- 
utstillinger ved visningssteder som Galleri BOA (Oslo), Tenthaus 
Oslo og Trøndelag senter for samtidskunst. Kramers filmer og 
videoarbeid har blant annet blitt vist på Nordens Hus (Tórshavn, 
Færøyene), under Tenderflix på ICA (London) og andre filmfestivaler 
og screenings i inn- og utland. I 2018 ga hun ut boken The Eyes that 
Fix You in a Formulated Phrase. Boken ble samme år nominert av 
Paris Photo og Aperture Foundation til den internasjonale fotobok-
prisen First Photobook Award. 

www.marikenkramer.com



Hjørdis Kurås *

Urban Nomads; Hide
2019
Installasjon
Variable dimensjoner
Pris 20 000,– 

Hjørdis Kurås (f. 1974 i Oslo) bor og arbeider i Oslo. Hun er utdannet 
ved blant annet Kunsthøgskolen i Bergen og Statens kunst- 
akademi. Kurås har stilt ut ved visningssteder som Spriten Kunsthall 
(Skien), Galleri Festiviteten og stallgården (Eidsvoll Verk), Astrup 
Fearnley Museet og Centro Cultural Recoleta (Buenos Aires). Hun 
har tidligere deltatt på Tegnebiennalen (Oslo) og har driftet ulike 
kunstnerdrevne prosjektrom, som Galleri Barbara Hansen og 33 
basement i Oslo.



Kim Kvello *

Skeleton Crew (1)
2019
Stål, akryllakk, bomullsduk, kleshenger
115 × 60 cm 
Pris 45 000,–

Skeleton Crew (2)
2019
Stål, akryllakk, bomullsduk, kleshenger
115 × 60 cm 
Pris 45 000,–

Kim Kvello (f. 1987 i Trondheim) bor og jobber i Trondheim. Han er 
utdannet ved Kunstakademiet i Trondheim og Kunsthøgskolen i 
Bergen. Kvello har tidligere stilt ut ved Galleri F 15 (Moss), og hadde 
en separatutstilling på Babel visningsrom for kunst (Trondheim) 
våren 2019.

www.kimkvello.com



Turid Mathiesen Kvålsvoll *

Cargo
2018
Olje og akryl på lerret
205 × 230 cm
Pris 85 000,–

Turid Mathiesen Kvålsvoll (f. 1962 i Stranda) bor i Trondheim. 
Hun har hatt separatutstillinger ved Trondhjems Kunstforening, 
Heimdal Kunstforening, Galleri SG (Trondheim), Surnadal Billag 
og Nils Aas Kunstverksted (Inderøy), i tillegg til deltakelse på 
Trøndelagsutstillingen. 



Ane Sivertsen Landfald

Gliper
2017
Blyant på papir
202 × 146 cm
Pris 70 000,–

Ane Sivertsen Landfald (f. 1988 i Verdal) bor i Oslo. Hun har bachelor- 
grad i kunst og formidling fra Høgskolen i Oslo, samt bachelorgrad 
i medium- og materialspesifikk kunst fra Kunsthøgskolen i Oslo. 
Landfald har hatt separatutstilling på Tegnerforbundet (Oslo), og 
deltok på Høstutstillingen første gang i 2017. Hun debuterte med 
tekster i Cappelen Damms debutantantologi Signaler i 2016. 

www.anelandfald.com



Kamilla Langeland *

Det utvikler seg
2019
Kultivert østerssopp, oppspent linduk
80 × 110 cm
Pris 38 000,–

Kamilla Langeland (f. 1989 i Kongsvinger) bor på Nesodden. Hun 
er utdannet ved Kunstakademiet i Oslo og Kunstakademiet i 
Bergen. Langeland har nylig hatt separatutstillinger ved Entrée 
(Bergen), MELK (Oslo), Noplace (Oslo) og Hordaland Kunstsenter. 
Hun har også stilt ut ved OSL Contemporary (Oslo), Henie Onstad 
Kunstsenter, CCCOD Tours (Frankrike) og Kunstnernes Hus. 
Fremtidige separat- og duoutstillinger finner sted ved MELK 
(Oslo) og QB Gallery (Oslo), sistnevnte sammen med Sjur Eide 
Aas. Langeland og Aas er grunnleggerne av det kunstnerdrevne 
visningsstedet Hypha.

www.kamillalangeland.com

Foto: Bent René Synnevåg
Representasjonsfoto, Ideas, Thoughts and Memories (2019) 



Nina Bang Larsen *

God betring i mørkret
2018
Skulptur
Variable dimensjoner
Pris 75 000,–

Nina Bang Larsen (f. 1981 i Odda) bor i Bergen og har mastergrad 
fra Kunsthøgskolen i Bergen. Hun har hatt separatutstillinger ved 
Oppland Kunstsenter, Studio 17 (Stavanger), Vestfold Kunstsenter, 
Prosjektrom Normanns (Stavanger), Kunstmuseet Nord-Trøndelag 
og SOFT galleri (Oslo). 

www.ninabanglarsen.no



Per-Erik Larsen *

Hvor uglene sang
2018
Oljemaleri, treskjæring
60 × 50 cm
Pris 16 800,–

Per-Erik Larsen (f. 1985 i Larvik) bor i Bergen. Han har bachelor-
grad fra Kunst- og designhøgskolen i Bergen, med utveksling ved 
Kunstakademiet i København. Han har også utdannelse innen grafisk 
design, samt svennebrev som mediegrafiker. Larsen har stilt ut ved 
blant annet Galleri Fisk (Bergen). 

www.pereriklarsen.com



Cathrine Alice Liberg *

No Name Woman 1 
2017
Fotogravyr
50 × 40 cm 
Opplag 20, til salgs 10
Pris u/ ramme 2 500,–
Pris m/ ramme 3 500,–

No Name Woman 2
2017
Fotogravyr
50 × 40 cm 
Opplag 20, til salgs 10
Pris u/ ramme 2 500,–
Pris m/ ramme 3 500,–

No Name Woman 3
2017
Fotogravyr
50 × 40 cm 
Opplag 20, til salgs 10
Pris u/ ramme 2 500,–
Pris m/ ramme 3 500,–

Cathrine Alice Liberg (f. 1988 i Lørenskog) bor i Oslo og har master- 
grad i medium- og materialbasert kunst fra Kunsthøgskolen  
i Oslo. Det siste året har hun stilt ut ved blant annet Kunstplass 
Contemporary Art [Oslo] og 7th Guanlan International Print 
Biennial (Shenzhen, Kina). 

www.cathrineliberg.com



Rina Charlott Lindgren

Til høyre:

Hide III
2018
Pastell og spraylakk på skinn, kobberrør
134 × 115 cm
Tilhører kunstner

Neste side:

Untitled (Imitation) VII
2019
Olje på tre
68 × 50 × 4 cm
Pris 38 000‚–

Rina Charlott Lindgren (f. 1983 i Tromsø) bor i Flakstad. Hun har 
bakgrunn fra Kunstakademiet i Trondheim og Listaháskóli Íslands 
(Reykjavik). Lindgrens arbeider har blant annet blitt vist ved 
Nordnorsk Kunstmuseum, Bomuldsfabriken Kunsthall (Arendal), 
Nordenfjeldske Kunstindustrimuseum, Nordic Contemporary 
(Paris) og Teckningsmuseet (Laholm, Sverige). For tiden er  
hun aktuell med separatutstilling på Galleri Haaken (Oslo). 
Lindgrens arbeider er innkjøpt av NRK, Sparebanken Nord- 
Norge, Nord-norsk Kunstmuseum, Nordland fylkeskommune og 
Troms fylkeskommune.

www.rinalindgren.net





Per Jonas Lindström

Artistbookarkivet
2019
Performance/workshop/installasjon

Galehusbøkene
2019
Samling med 20 artist’s books
Opplag 4 + 2 visningseksemplarer
Pris 21 000,–

Spontanbøkene
2019
Samling med 12 artist’s books 
Opplag 4 + 2 visningseksemplarer
Pris 16 000,–

For program, påmelding og full oversikt over medvirkende, 
se www.hostutstillingen.no

Per Jonas Lindströms manifestasjon av Artistbookarkivet på 
Høstutstillingen har tre komponenter: familieworkshops, en 
serie endagsworkshops og en installasjon. I familieworkshopene 
inviteres publikum til å lage en egen improvisatorisk bok, med 
veiledning fra Lindström. Til endagsworkshopene har Lindström 
invitert kunstnere og kolleger til å lage en bok i fellesskap med 
ham. Installasjonen består av et utvalg av kunstnerens egne artist’s 
books. Bøkene har til felles at de ikke har noen stringens eller ret-
ningssans. Noen har tekst, men det er unntaket som bekrefter 
regelen. De kan ses som et slags serielt maleri heller enn bøker i 
tradisjonell forstand. Bøkene ble utformet parallelt med en rekke 
workshops på 2000-tallet, og sammenstilt i opplag i 2018–2019.

Per Jonas Lindström (f. 1955 i Lund, Sverige) bor og arbeider i Oslo. 
Han er utdannet ved Kunstakademiet i Trondheim og Jan van Eyck 
Akademie (Maatricht). Lindström har jobbet med artist’s books og 
workshops i nærmere tretti år. I løpet av sin kunstneriske karriere 
har han hatt en rekke utstillinger, samt utført flere utsmykninger. 

Takk til Norway Designs for bidrag med materialer til workshop. 
 



Lars Korff Lofthus

Ølbollerim #2
2018
Maleri
Akryl og pigment på lerret
180 × 150 cm
Pris 42 000,–

Lars Korff Lofthus (f. 1978 i Bergen) bor i Bergen og på Lofthus 
i Ullensvang kommune. Han har bachelor- og mastergrad fra 
Kunstakademiet i Bergen. Lofthus har blant annet hatt separat- 
utstillinger ved Galleri CC (Malmö), Entrèe (Bergen), Small 
Projects (Tromsø) og Galleri Langegården (Bergen). Han har 
også deltatt i gruppeutstillinger ved visningssteder som KODE 
(Bergen Kunstmuseum), Akershus Kunstsenter, Sogn og Fjordane 
Kunstmuseum og Hå gamle prestegard (Jæren).



Eli Maria Lundgaard *

Barbarian
2019
HD-video
12:09 min
Opplag 3 + 1 AP, til salgs 3
Pris 45 000,–

Vises i videoprogrammet

Eli Maria Lundgaard (f. 1989 i Trondheim) bor i Sverige. Hun har 
bachelorgrad fra Kunst- og designhøgskolen i Bergen og master-
grad fra Konsthögskolan i Malmö. Lundgaard har hatt flere utstil-
linger og visninger i Skandinavia og andre deler av Europa. Verkene 
hennes har blant annet blitt vist ved Moscow International Biennale 
for Young Art og som en del av programmet om bord på ekspe-
disjonsfartøyet til Antarctic Biennale. I 2019 ble hun nominert til 
Future Generation Art Prize, og i den forbindelse stilte hun ut ved 
Pinchuk Art Centre i Kiev og som en offisiell del av sideprogrammet 
til Veneziabiennalen.

www.elimarialundgaard.com



Bjørn Magnhildøen *

Ei synål som er to plassar samtidig
2019
Installasjon
0,2 × 7 cm
Opplag 5, til salgs 5
Pris 1 200,–

Bjørn Magnhildøen (f. 1966 på Geilo) bor og jobber på Gol. 
Magnhildøen har bakgrunn fra informatikk, og har arbeidet med 
nettverkskunst i over 35 år. De siste årene har han vist arbeider 
ved blant annet Carnation Contemporary (Portland, USA), Roehrs 
& Boetsch Gallery (Zürich) og Near-Field Communication Digital 
Art Biennale (#nfcdab3). Magnhildøen er også daglig leder av 
Noemata, som produserer utstillinger og festivaler for digital kunst. 

www.noemata.net



Grete Neseblod

CARE
2018
Malt skinnjakke med broderi
Pris 18 000,–

Grete Neseblod (f. 1980 i Trondheim) bor på Nesodden og har 
mastergrad fra Kunsthøgskolen i Oslo. Neseblod har hatt separat- 
utstillinger ved Onomatopee Projects (Eindoven, Nederland), 
Levanger kunstforening, SOFT galleri (Oslo) og Kunstplass [10] 
(Oslo). Hun har deltatt i gruppeutstillinger ved blant annet Bodø 
Kunstforening, Telemarksgalleriet, Akershus Kunstsenter og Art 
Fair Suomi (Helsinki).

www.gogroretote.wixsite.com/neseblod



Elise Nohr *

Sensurert 
2017
Video
03:45 min
Opplag 5, til salgs 4
Pris 12 000,–

Vises i videoprogrammet

Elise Nohr (f. 1995 i Bodø) bor i Oslo. Hun er utdannet ved 
Prosjektskolen (Oslo) og er nå student ved Kunsthøgskolen i Oslo. 
Nohr har deltatt på en rekke studentutstillinger og holdt en perfor-
mance ved arrangementet Elvelangs i fakkellys (Oslo).

www.elisenohr.no



Astrid Nondal

Omvandring/øst
2018
Eggoljetempera på lerret
165 × 220 cm
Pris 88 000,–

Astrid Nondal (f. 1958 i Odda) bor i Oslo og er utdannet ved Statens 
kunstakademi. Nondal har hatt separatutstillinger ved visnings-
steder som Galleri Haaken (Oslo), Lillehammer Kunstmuseum, 
Kunstnerforbundet (Oslo) og Galleri Riis (Oslo). Hun har også deltatt 
i en rekke kollektivutstillinger, blant annet ved Stenersenmuseet 
(Oslo), Henie Onstad Kunstsenter, Museet for samtidskunst og 
Trafo Kunsthall (Asker). 

www.astridnondal.no



Kristian Pedersen *

Little Boy
2018
Animasjonsfilm
05:20 min
Pris for visningsrett på forespørsel 

Vises i videoprogrammet

Kristian Pedersen (f. 1980 i Fredrikstad) har en mastergrad fra 
Kunsthøgskolen i Bergen, og arbeider som animatør, formgiver og 
regissør i Oslo. Filmkatalogen hans inneholder blant annet poesi- 
filmserien Gasspedal Animert (forlaget Gasspedal, 2010—2014), 
Bøygen (2016) og Little Boy (2018) – sistnevnte to produsert av 
animasjonsstudioet Mikrofilm. Filmene har blitt vist på en rekke 
internasjonale festivaler for film, animasjon og litteratur, fra Japan 
til Canada. Kortfilmen Little Boy hadde internasjonal premiere 
under animasjonsfestivalen i Hiroshima, august 2018.



Odd Sama

Knekt krone og så videre, sammen med løytnanten
som ville stå på hodet til jobben var gjort
2017
Skulptur 
Steingods
Variable dimensjoner
Pris 80 000,– 

Odd Sama (f. 1945 i Oslo) bor på Brusand i Hå kommune. Sama 
har stilt ut jevnlig ved flere etablerte visningssteder siden 1968.

www.oddsama.no



Yanir Shani *

Leave us / Love u$
2017
Fotografi, C-print
Diptyk
2 stk à 74 × 96 cm
Opplag 3 + 1 AP, til salgs 1
Pris 80 000,–

Yanir Shani (f. 1980 i Israel) bor og arbeider i Trondheim. Han har 
en bachelorgrad fra Bezalel Academy for Fine Art and Design 
(Jerusalem), og gikk ut med mastergrad fra Kunstakademiet i 
Trondheim i 2017. Shanis arbeider har vært vist ved The Corcoran 
Gallery of Art (Washington D.C.), Maltz Museum of Jewish Heritage 
(Cleveland, USA), Tel-Hai Museum of Photography (Israel) og 
Trøndelagsutstillingen. I 2018 hadde Shani sin første separat- 
utstilling i Norge, ved Babel visningsrom for kunst (Trondheim).

www.yanirshani.wordpress.com



Helge Skodvin *

En jungel der ute
2018/2019
Fotografi
9 stk à 44 × 53 cm
Opplag 8, til salgs 8
Pris per enkeltverk u/ ramme 7 000,–
Pris per enkeltverk m/ ramme 10 000,–
Samlet pris u/ ramme 56 000,–
Samlet pris m/ ramme 80 000,–

Helge Skodvin (f. 1968 i Bergen) bor i Bergen og har bachelor-
grad i fotografi fra London College of Printing. Skodvin har hatt 
separatutstillinger ved visningssteder som Ellingsen von Krogh 
(Stavanger), Galleri Vasli Souza (Malmö), Modul 35 (Trondheim) og 
Trondheim kunstmuseum, og har blant annet deltatt i en gruppe- 
utstilling på Henie Onstad Kunstsenter. Han har utgitt tre foto- 
bøker, deriblant 240 Landscape, som ble kåret til årets beste foto-
bok av Martin Parr i 2015. Boken ble i 2018 innkjøpt av MoMA. 



Marianne Darlén Solhaugstrand

Each man a Phoenix
2017
Akvarelltusj på papir
6 stk à 18 × 24 cm, 10 stk à 24 × 18 cm
Samlet pris 56 000,–
Pris per enkeltverk 3 500,–
Selges kun med ramme

Marianne Darlén Solhaugstrand (f. 1975 i Tromsø) bor på Nesodden 
og har hovedfag fra Institutt for farge ved Kunsthøgskolen i Oslo. 
Solhaugstrand har stilt ut ved blant annet Thessaloniki Biennale 
of Contemporary Art (Hellas), Tegnebiennalen (Oslo), Nordnorsk 
Kunstmuseum, Akershus Kunstsenter, Galleri LNM (Oslo), 
Tegnerforbundet (Oslo), Dronninglund Kunstcenter (Danmark), 
Seoul Art Center (Sør-Korea), Høstutstillingen og flere landsdels-
utstillinger. Arbeidene hennes er innkjøpt av Sparebank1 Nord-
Norges kunststiftelse, Nordnorsk Kunstmuseum, Haugesund 
Billedgalleri og KORO. 

www.darlen.no



Eirik Stensrud *

Untitled goose 
2019
Oljemaleri
55 × 40 cm
Pris 4 995,–

Eirik Stensrud (f. 1982 i Oslo) bor og arbeider i Oslo. Han er utdannet 
ved Westerdals School of Communication (Oslo). 



Øyvind Suul

Uten tittel
2019
Brent steingodsleire og pleksiglass
127 × 125 × 123 cm
Pris 75 000,–

Øyvind Suul (f. 1967 i Trondheim) bor i Oslo og er utdannet ved 
Statens håndverks- og kunstindustriskole. Suul har hovedsakelig
arbeidet mot utstillinger i inn- og utland, men har også jobbet med 
kunstprosjekter i det offentlige rom. Han har hatt separatutstillinger
ved visningssteder som Vestfold Kunstsenter, RAM galleri (Oslo) og 
Kunstnerforbundet (Oslo). Suuls arbeider er innkjøpt av blant annet 
Kunstindustrimuseet i Oslo, Nordenfjeldske Kunstindustrimuseum 
og Utenriksdepartementet.

www.suul.info



Johan Söderström *

#114 Always Already
2018
Sparkel, eikerammer
Verk i 4 deler à 120 × 85 cm 
Pris 48 000,–

Johan Söderström (f. 1969 i Stockholm, Sverige) bor i Oslo og er 
utdannet ved Kunstakademiet i Trondheim. Söderström har stilt ut 
ved blant annet Tenthaus Oslo, Kristiansand Kunsthall, Galleri LNM 
(Oslo), Akershus Kunstsenter, Trøndelag senter for samtidskunst, 
Konsthallen Lokstallet (Strömstad) og Konsthallen Trollhättan. 

www.jodsoderstrom.com



Tyra Tingleff *

Always the impossible as stupid as reality
2018
Olje på rått lerret
500 × 250 cm
Privat eie

Tyra Tingleff (f. 1984 i Hønefoss) bor i Hønefoss og Berlin. Hun 
har bachelorgrad fra Kunsthøgskolen i Bergen og mastergrad fra 
Royal College of Art (London). Tingleff har blant annet hatt separat- 
utstillinger ved The Sunday Painter (London), Frieze New York, 
SALTS (Basel) og duoutstilling ved ChertLüdde (Berlin, med Rosa 
Iliou). Hun har også deltatt i gruppeutstillinger ved visningssteder 
som Galleri Golsa (Oslo) og Kunstnerforbundet (Oslo).

www.tyratingleff.net



Uma Feed Tjelta *

유일한 이야기 The Only Story
2019
Video
14:19 min
Opplag 3, til salgs 1
Pris 30 000,–

Vises i videoprogrammet

Uma Feed Tjelta (f. 1982 i Seoul, Sør-Korea) bor i Oslo. Hun er utdannet 
method acting-skuespiller ved NSKI Høyskole (Oslo) og har jobbet 
som freelance scenekunstner i en årrekke. Tjelta har vært med 
i flere performancer og produksjoner for scenen, samt gjort 
småroller for tv, film og reklame. Hun har også hatt egne scene- 
kunstoppsetninger. Hennes siste performance, Ekko, hadde pre-
miere ved Rimi/Imir Scenekunst (RISK, Stavanger) og er forløperen 
til 유일한 이야기 The Only Story.



Tord Torpe *

Negativ abrasjon 2: Ei ulmande pipe
2019
Digitalgrafikk
100 × 70 cm
Opplag 15, til salgs 10
Pris u/ ramme 8 000,–
Pris m/ ramme 10 600,–

Tord Torpe (f. 1985 i Bergen) bor i Øystese i Kvam kommune. Han 
har mastergrad fra Kunst- og designhøgskolen i Bergen. Torpe 
har deltatt på flere gruppeutstillinger, sist på Tegnerforbundet 
(Oslo) i januar 2019, der han viste utdrag fra tegneserieboka Kjøt 
(Magikon 2018). Boken ble hedret med gull i kategorien tegneserier 
ved prisutdelingen Årets Vakreste Bøker 2019. Torpe har også vist 
animasjoner på festivaler i Norge, Skottland og Kina. 



Maria Vagle *

I dobbel tjeneste for kunsten 
2017–2019
Animasjonsfilm
13:48 min
Tilhører kunstner

Brenner og Ouvrøsene
2018
Video
04:12 min
Tilhører kunstner

Videoverkene som vises på Høstutstillingen er deler av en større 
installasjon, I dobbel tjeneste for kunsten. Installasjonen består av 
arbeider i flere medier og er under stadig utvikling.

Maria Vagle (f. 1961 i Århus, Danmark) bor og arbeider i Oslo. Hun 
er utdannet arkitekt ved Arkitekthøgskolen i Oslo, og har studert 
litteratur ved Universitetet i Oslo. Vagle har jobbet som scenograf 
i NRK og som videoredigerer ved Atelier Nord. Hun har stilt ut på 
små og større gallerier siden 1998 i inn- og utland, og jobbet med 
tekst og visuelle prosjekter for web. Den siste tiden har hun blant 
annet stilt ut ved Galleri Heer (Oslo) og ved Østfold kunstsenter.

www.mariavagle.no



Maria Viirros *

Through Fire I 
2018
CMYK kobber fotogravyr
30 × 42 cm 
Opplag 7, til salgs 4
Pris u/ ramme 4 000,–
Pris m/ ramme 5 500,–

Through Fire II
2019
CMYK kobber fotogravyr
30 × 42 cm 
Opplag 7, til salgs 5
Pris u/ ramme 4 000,–
Pris m/ ramme 5 500,–

Maria Viirros (f. 1995 i Loppi, Finland) bor og arbeider i Oslo. Hun 
gikk ut med bachelorgrad fra Kunsthøgskolen i Oslo våren 2019. 
Viirros har hatt separatutstillinger ved Galleri Seilduken (Oslo) og 
Galleri Neuf (Oslo), og har deltatt i gruppeutstillinger ved blant 
annet Kunsthalle Helsinki. Høsten 2019 er hun aktuell med delta-
kelse på triennalen Graphica Creativa (Jyväskylä, Finland). 

www.viirros.com



Raina Vlaskovska *

Bergeners
2018
Utdrag fra fotoserie
Kollodium våtplate-teknikk på klart glass
5 stk à 25 × 20 cm
Tilhører kunstner

Raina Vlaskovska (f. 1984 i Sofia, Bulgaria) er bosatt i Bergen. Hun 
har bachelorgrad i fotografi fra Academy of Theatre and Film Arts 
(Sofia) og mastergrad fra Kunst- og designhøgskolen i Bergen. 
Vlaskovska har hatt separatutstillinger i Sofia, Plovdiv, Bratislava, 
Bergen og Oslo. Hun har deltatt i gruppeutstillinger ved blant 
annet Musee de l’Elysee (Lausanne, Sveits), Rayko Photo Center 
(San Francisco), Center for Fine Art (Fort Collins, USA) og National 
Art Gallery (Sofia).

www.rainavlaskovska.com



Morten Jensen Vågen

How to Make it
2018
Video
04:06 min
Pris ved etterspørsel

Morten Jensen Vågen (f. 1987 i Haugesund) bor og arbeider i Oslo. 
Han har bachelor- og mastergrad fra Kunstakademiet i Oslo. Vågen 
har blant annet stilt ut ved Studio 17 (Stavanger), PODIUM (Oslo), 
Haugesund Kunstforening og Høstutstillingen. Han har også utgitt 
tips og triks-hefter for Oslos byrom, kalt Oslo Loopholes, som tar 
for seg smutthull og gratismuligheter basert på Oslo sentrum.

www.mjv.no
Instagram: @osloloopholes



Arja Wiik-Hansen *

Koreakrigen
2019
Analogt fotografi på baryttpapir
1 stk à 30 × 40 cm, 3 stk à 40 × 30 cm
Opplag 3 + 2 AP, til salgs 3
Pris per enkeltverk u/ ramme 4 500,–
Pris per enkeltverk m/ ramme 6 500,–

Arja Wiik-Hansen (f. 1984 i Bodø) bor i Oslo. Hun er utdannet 
ved Kunstakademiet i Oslo, Oslo fotokunstskole og har fagbrev 
i fotografi. Wiik-Hansen har stilt ut på Kampen visningsrom 
(Oslo), PODIUM (Oslo), Sommerøya Elektronika Festival (Oslo), 
Künstlerhaus Stuttgart (Tyskland) og ISCP (New York).

www.arjawiikhansen.com



Camilla Edström Ödemark *

Transit
2018
HD-video
09:49 min
Opplag 6, til salgs 5
Pris 10 000,–

Vises i videoprogrammet

Camilla Edström Ödemark (f. 1985 i Åland, Finland) bor i Oslo. 
Hun har stilt ut ved blant annet Sinne (Helsinki), Art Safari 
Bucharest 2017 (Romania), Isthisit? (London), Spriten kunsthall 
(Skien) og Galleri 54 (Göteborg). I 2020 stiller Ödemark ut  
ved Norsk Billedhoggerforening (Oslo). I tillegg til egen kunst- 
nerisk virksomhet har hun siden 2017 vært kurator for det 
kunstnerdrevne galleriet Galleri CC i Malmö.
 
www.edstromodemark.com



Munan Øvrelid *

Kultur
2019
Olje på lerret
190 × 170 cm
Privat eie

Munan Øvrelid (f. 1978 i Oslo) bor i Oslo og har mastergrad fra 
Kunstakademiet i Trondheim. Øvrelid har deltatt på utstillinger 
ved blant annet Kunstnernes Hus, UKS (Oslo), Kunstnerforbundet 
(Oslo), QB Gallery (Oslo), Galeria Luisa Strina (São Paulo, Brasil) og 
Kunstraum Bethanien (Berlin). Han jobber for tiden mot sin første 
separatutstilling ved Galleri Haaken (Oslo).



Endre Aalrust

Drinking Problems
2018
Olje på huntonitt
45 × 40 cm
Pris 16 500,–

Phantom Pregnancy
2018
Olje på huntonitt
45 × 40 cm
Pris 16 500,–

Looking Back
2018
Olje på huntonitt
45 × 40 cm
Pris 16 500,–

Endre Aalrust (f. 1973 i Hamar) er en norsk filmskaper og billed-
kunstner bosatt i Berlin. Han har studert kunst ved Strykejernet 
kunstskole (Oslo), Central St. Martins (London) og Kunstakademiet 
i Bergen. Den siste tiden har Aalrust hatt separatutstillinger ved 
blant annet Bruksrommet (Stavanger), Bærum Kunsthall og 
Nordnorsk kunstnersenter. Han har også vist arbeider ved Lichter 
Filmfest (Frankfurt), Kristiansand Kunsthall og Kunstbanken 
Hedmark Kunstsenter.

www.endreaalrust.com



Ragnhild Aamås *

Velkomen skal du vera (ETA) 
2018
Digitalcollage trykt på logomatter 
Blackberry 10 Q5 720px foto (tjern, Ulriken); Blackberry 10 Q5 
720px foto (kommunikasjonstårn, Ulriken); Blackberry 10 Q5 
720px foto (henge, Oslo); Blackberry 10 Q5 720px foto (lås, 
Kongssvinger); iphone SE foto 3024x4032px (Naturens kraft, 
katalog KODE);  funnet emoticon skjell; funnet emoticon vann-
dråpe; funnet foto orm; funnet foto «Claudia Mitchell første 
kvinne med bionisk arm» [2006] Getty images; funnet foto 
«Sjonghulen ca 1900», ukjent fotograf, riksarkivet, havnedirek-
toratet; vektorgrafikk; vektorgrafikk fra Mary Wollstonecraft 
«Letters…»-omslag [1796] + Neoprenmatte 36x25 cm «inver-
tert splash» (2018) og metallister
150 × 300 cm
Pris 40 000,–

Ragnhild Aamås (f. 1984 i Volda) bor og arbeider i Oslo. Aamås 
er utdannet ved Central Saint Martins College of Art and Design 
(London), Universitetet i Oslo og Kunsthøgskolen i Oslo. Hun driver 
visningsrommet PODIUM (Oslo), sammen med Ayatgali Tuleubek og 
Ignas Krunglevičius. Aamås har nylig stilt ut og holdt performancer 
på Kunstnerforbundet (Oslo), KUBE (Ålesund), Monnaie de Paris, 
Vandaler forening (Oslo), Kunsthall Stavanger og Kunstnernes Hus.

www.ragnhild-aamas.no
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Nye øyne på det stadige
Katalogen for Statens kunstutstilling, Høstutstillingen 2019 ut- 
kommer sammen med årets fjerde utgave av Billedkunst. Tema i 
sistnevnte er grave. Vi ser på graving som kunstnerisk metode og 
praksis, men også som handling i mer utvidet forstand, og som en 
grunnleggende granskende holdning – ja, vi sneier til og med innom 
hvordan flater uforvarende «skrubbes ned» slik at noe avdekkes, 
kanskje på grunn av tilsynelatende tilfeldigheter, flaks eller uflaks.
 Høstutstillingen på sin side presenterer i år 74 kunstnere og 
kunstnergrupper og hele 91 arbeider av ymse slag. Denne utstillingen 
er hatet og elsket (for å ta i bruk en mer enn velbrukt formulering), 
men den er av natur også noe annet: Den utgjør et slags tverrsnitt 
av det som rører seg i Kunst-Norge, både geografisk, alders- og 
uttrykksmessig. Det er i alle fall målet, og noe den frie innsendelsen 
forhåpentligvis bidrar til; å løfte frem uttrykk og kunstnere vi kan-
skje ikke vanligvis eksponeres for. I juryens mandat ligger med andre 
ord en frihet, der hver utstilling blir til ut fra årets søkermasse, uten 
overordnede tematiske føringer eller krav – noe som ofte resulterer 
i et utvalg hvor nettopp bredde er fremtredende. Det vil nok være 
noe her man ikke liker. Men i bredde ligger også en synliggjøring av 
det man vanligvis kanskje ikke ville oppsøkt. Det tror vi at man har 
godt av. Og kanskje er det akkurat her at kunstmønstringer som 
Høstutstillingen har sin styrke og aller viktigste funksjon.
 Ikke bare gjør juryen sine valg basert på kriterier de nedsetter og 
kunstnerisk skjønn, men Billedkunst har til denne katalogen gjort enda 
et utvalg blant kunstnerne på utstillingen som her blir presentert gjen-
nom en rekke intervjuer og samtaler. Hvorfor? Det kan være vanskelig 
å orientere seg blant så mange kunstnere og verk, både som jury, 
publikum og redaksjon, så da kan det være fint med et innblikk i noen 
kunstnerskap før man finner sin egen vei gjennom utstillingen. Vi har 
sett enkelte berøringspunkter som vi syntes det var verdt å undersøke 
litt nærmere. Som kultur og natur; mennesker, teknologi og økologi. 
Eller kunstneren som utforskende, hvor det inntas en observatørrolle, 
og hvor grunnleggende spørsmål omkring hva ting egentlig er laget av 
artiklueres. Med slike linjer i terrenget vil vi kanskje komme tettere på 
hvordan vi selv skal orientere oss utenfor kunstrommet også? 
 God reise innom Høstutstillingen! Håper noe tas med ut igjen. 

 Kjetil Røed og Tine Semb (Redaksjonen)
 Charlotte T. Dølvik (Høstutstillingen)



164 165

Den Nasjonale Jury
Den Nasjonale Jury for 2019 er glade og stolte over å presentere 
Statens 132. kunstutstilling. Utstillingen som på folkemunne har 
fått navnet Høstutstillingen, har vært en del av det norske kunst- 
livet i 132 år, og har vekslet mellom å være premissleverandør, 
utskjelt, latterliggjort og beundret. Høstutstillingens mangfold, 
åpenhet og heterogenitet har til alle tider både provosert og gledet 
publikum. Slik skal det være. Kunsten lar seg ikke definere, kue 
eller underkaste. Kunstens rom skal og må være fritt, og fungere 
på kunstens egne premisser.
  Denne juryen har gått til arbeidet med det største alvor og med 
stor appetitt for de ulike kunstverkene vi har sett. Kvaliteten på de 
innsendte arbeidene har vært høy og tilfanget stort. Det har vært 
en glede og et privilegium å forholde seg til all denne kunsten og 
alle disse ytringene. Samtidig har vi vært opptatt av hvordan vi har 
anvendt begrepet kvalitet. Begrepet er infisert med problemstil-
linger knyttet til både klasse, kjønn og kultur. Din kvalitet er ikke 
nødvendigvis min kvalitet. Fredriksens kvalitet er noe annet enn 
Hansens eller Hussains kvalitet. Det betyr at begrepet stadig må 
diskuteres og reforhandles for å kunne være brukbart. I arbeidet 
med en utstilling som Høstutstillingen må vi aldri bli for fornøyde 
med eller for sikre på våre egne vurderinger av kvalitet. 
 Som alltid har Høstutstillingen flere ulike tematiske tråder som 
spinner nett og lager fortellinger. De ulike verkene lager kontekst 
og sammenheng til hverandre, noen ganger sterke og tydelige, 
andre ganger mer subtile eller hemmelige. Vi har sett en tematisk 
tendens som på ulike måter har handlet om det kollektive. Det 
er verk som utforsker demokratibegrepet og muligheter for 
menneskelig samhandling og kollektive løsninger. Interessen for 
samfunnsmessige strukturer og landskap som inkluderer enkelte 
og ekskluderer andre, ser vi også. Det stilles spørsmål om hvordan 
det er mulig å samhandle i en tid som så tydelig krever felles løsnin-
ger. Og hvordan det er mulig å anerkjenne og forstå «den andre» i en 
tid som er så preget av polarisering, frykt og ensretting. Mange av 
kunstnerne er opptatt av håndarbeid og håndverk og ulike prosesser 
knyttet til tilblivelsen av kunsten. Innad i juryen har vi snakket om at 
vi ser en slags materialbasert eskapisme hvor kunstnerne foretar 
en nærgående studie av materialene. Er denne virksomheten et for-
søk på å holde verden ute? Eller er det slik at den ikke handler om å 
flykte fra noe? Kanskje dreier det seg om å finne en alternativ måte 

å forholde seg til naturen, objektene og materien på? Så er det 
store spørsmålet: Trenger vi Høstutstillingen? Trenger vi mer kunst? 
 Det finnes mye kunst. Det finnes svære arkiver og samlinger, 
det finnes museer, det finnes gallerier, kunstmesser og kunst-
tidsskrifter, det utdannes kunstnere, og det lages mer kunst hele 
tiden. Hvorfor denne ustoppelige produksjonen? Hvorfor denne 
umettelige viljen til å ytre seg, til å se på verden, til å løfte frem, til 
å problematisere? Fordi vi elsker hvordan kunsten setter samfun-
net i perspektiv, hvordan den bidrar til fellesskapet. Ikke bare som 
ferdige produkter, men gjennom kunstneriske prosesser. Kunsten 
som åpenbaring, som renselse, som vekkerklokke, som provoka-
sjon og som irritasjon. Kunstneren som kritiker, som terapeut, som 
forsker, som en uforskammet høyttaler. Dette er pågående pro-
sesser som ikke kan knyttes til epoker, men som er en stor del av 
vår dannelse, av konstruksjonen av samfunnet. Filosofen Theodor 
Adorno så på kunsten som en helt nødvendig praksis for å korrigere 
og diskutere en kaotisk samtid. Kunsten ivaretar erfaringa til den 
enkelte, det ukjente, det overskridende. Den er et uhildet korrektiv 
til de oppleste og vedtatte sannheter. 
 Statens 132. kunstutstilling viser fri kunst på sitt beste. Og vi 
må insistere på at denne kunsten skal få ta plass. Plass i rommet, 
i media, i skolene, i tankene, i følelsene våre. Å gi plass er å gi tid, å 
gi fysisk rom er å gi mulighet. Dette er Høstutstillingen!
 
 Marte Aas (Leder for Den Nasjonale Jury 2019)
 Øvrige jurymedlemmer: Anders Kjellesvik, 
 Tom Stian Kosmo, Anna Ihle, Joar Nango og 
 Julie Lillelien Porter



167

Marius Moldvær i samtale med
Marsil Andelov Al-Mahamid

Nålen forteller
«Nålen viser vei, bryter gjennom, peker mot deg, oss, bakover, 
framover og helt fram til der vi står nå og erindrer». Nålen i Marsil 
Andelov Al-Mahamid broderi Forced Evacuation of Finnmark (2018) 
viser til to personer – en bestemor og hennes barnebarn – under 
tvangsevakueringen av Finnmark i årene 1944–1945. Gjennom 
fragmenter av kollektive erindringer hentet fra arkiver og nyheter 
samt personlige minner, bilder og historier plasserer Al-Mahamid 
historiene inn i et komplekst nettverk av tanker og ideer som strek-
ker seg fra andre verdenskrig og fram til i dag.
 Født (1983) og oppvokst i Kikinda, en del av det tidligere 
Jugoslavia og i dag Serbia, har Al-Mahamids egne minner og erfa-
ringer fra krig formet måten han ser og opplever verden på. Dette 
erindringsrommet, som både er subjektivt og kollektivt, blir materi-
alet og inspirasjonen til hans arbeider i broderi, video, performance, 
samarbeidsprosjekter og frivillig arbeid.

Marius Moldvær: I verket som vises på Høstutstillingen 2019 
baserer du broderi på fotografi. Hvordan foregår denne typen 
«oversettelse» mellom materialer og metoder?

Marsil Andelov Al-Mahamid: Det begynner så å si alltid som et por-
trett; jeg ser noe og så oversetter jeg det til tekstil. Gjennom denne 
prosessen får jeg flere ideer underveis, det utvikler seg. Mens noen 
av arbeidene er veldig direkte oversettelser som likner originalen, 
er andre mer et uttrykk for min fantasi og tolking, hvor fotografiet 
fungerer som et utgangspunkt. Det kommer også veldig an på hva 
jeg jobber med, og hvilke motiver jeg finner, men alle har noe brutalt 
og det at de på en eller annen måte er knyttet til krig, til felles. Og 
gjennom oversettelsen lever jeg meg inn i motivet og relaterer til 
de eller det som er avbildet.
 – Jeg vokste opp i Jugoslavia, et land som ikke finnes lenger, 
og i ettertid har jeg vært omgitt av krig. Faren min er fra Syria, og 
siden 2011 har familien min vært på flukt fra krigen der. Før dette var 
det bombingen av Jugoslavia i 1999, Kosovokrigen, og før det igjen 
krigen i Bosnia og Kroatia. Gjennom hele livet har denne tilstanden 
og følelsen av krig vært med meg både fysisk og mentalt.
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MM: Kan du si litt om hvordan du kom fram til motivet og «over-
settelsen» i Forced Evacuation of Finnmark? Og om hvordan 
du knyttet dette til dine egne erfaringer?

MAAM: Den andre verdenskrig er også knyttet til meg og mitt 
personlige narrativ gjennom min bestefar og oldefar, som begge 
tjenestegjorde under krigen, og at min hjemby, Kikinda, som jeg 
er i akkurat nå, er søsterby med Narvik. Grunnen er at rundt 4 200 
krigsfanger ble sendt til Norge fra Serbia, hvorav 66 av disse kom 
fra Kikinda. De ble sendt til Beisfjord utenfor Narvik – en av de 
mest brutale konsentrasjonsleirene i Norge – der kun fire av de 
66 fangene fra Kikinda overlevde. Én av de overlevende som kom 
tilbake til Kikinda, var en nær venn av familien min; datteren hans er 
venninne med min mor, og mannen hennes var trekkspill-læreren 
min da jeg var barn. Så jeg har vokst opp med historier fra konsen-
trasjonsleirene og krigen, og dette båndet med Narvik har også 
stått veldig sterkt i min familie. Det er til og med et stort hotell her 
i Kikinda som heter Narvik, som igjen viser til dette sterke båndet 
og tilstedeværelsen av hendelsene fra krigen i Kikinda.

MM: Kan du huske første gang du fikk muligheten til å jobbe 
med det brutale, krig og denne forbindelsen mellom Kikinda 
og Narvik i et større prosjekt?

MAAM: Litt etter at jeg ble uteksaminert fra Kunstakademiet i 
Tromsø hadde jeg muligheten til å gjøre et større prosjekt i Narvik 
for 75-årsmarkeringen av den såkalte Beisfjord-massakren som 
fant sted natt til 18. juli 1942. I prosjektet inviterte jeg kunstnere fra 
Serbia, blant dem to fra Kikinda, én fra Makedonia, én fra Norge og 
meg selv. I prosjektet jobbet vi stedsspesifikt i ti dager og presen-
terte installasjoner, videoverk og en performance til åpningen ved 
Narvik Krigsmuseum. Det var gjennom dette prosjektet jeg innså 
at det nettopp var krig og erindring jeg ville fortsette å jobbe med.

MM: Du har en veldig personlig tilknytning til temaet ditt både 
gjennom oppveksten i Kikinda og forbindelsen til Beisfjord. 
I tillegg til å bruke broderi i kunsten din, samarbeider du med 
andre kunstnere, organiserer workshops og er involvert i fri-
villig arbeid. Hvordan ser du sammenhengen mellom de ulike 
måtene du jobber på?

MAAM: Jeg bruker meg selv hele tiden, og alt sammen blir en måte å 
uttrykke meg på – mine interesser, bakgrunnen og minnene mine – så  

Marsil Andelov Al-Mahamid, «Caught In-Between» workshop (2019), 
i samarbeid med Erasmus+ Youth exchange, ved Kikinda National 
Museum i Serbia. Foto: Marsil Andelov Al-Mahamid.
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Marsil Andelov Al-Mahamid, Forced Evacuation of Finnmark (2018). 
Håndbroderi på bomullstekstil. Foto: Vegard Kleven.

det er vanskelig for meg å tenke på de ulike strategiene som sepa-
rate. Jeg blir også inspirert av å jobbe med andre, og får nye ideer 
og erfaringer i møtet med dem. Slik blir deres fortellinger også 
en del av min historie. Jeg blir på en måte et bindeledd mellom 
de ulike menneskene. Uten disse utvekslingene ville ikke verkene 
endt opp slik de er blitt.
 – Jeg jobber ofte med mennesker som ikke er kunstnere, og da 
tenker jeg på Joseph Beuys’ begrep om sosial skulptur, hvor målet 
var å skape en forandring i samfunnet. Jeg vet ikke om jeg forandrer 
noe på den måten, men jeg prøver i det minste å bidra positivt ved 
å skape samhold og en kanal for mennesker som trenger å bli hørt 
gjennom å la folk møtes – både gjennom workshops og gjennom 
å lage disse arbeidene.

MM: Dine egne erfaringer er så viktige da det er stadig færre 
som faktisk har opplevd krig på samme måte som det du har 
gjort. Ønsker du at publikum, når de møter dine verk, skal ha 
en slags åpenbaring om disse hendelsene?

MAAM: Også for meg er det vanskelig å forstå at så grusomme 
og onde handlinger kan ha funnet sted. Men, jeg vet ikke – jeg er 
fornøyd hvis publikum bare blir klar over disse hendelsene, at de 
blir nysgjerrige og begynner å se på sin egen historie og samtid. 
Tenk på Beisfjord-massakren: I løpet av en natt ble 288 personer 
drept. Dette er den største massakren i norsk historie, men veldig 
få har hørt om den, og jeg tenker at slike historiske hendelser burde 
være en mer synlig del av vår samtid, spesielt for generasjonene 
som vokser opp i dag.
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Mina S. Haufmann i samtale med 
Cathrine Alice Liberg og Anton Benois

Hvem blir man når man  
graver i fortiden? 
Oslo-baserte Cathrine Alice Liberg (f. 1988) og Trondheim-baserte 
Anton Benois (f. 1979 i Moskva) viser arbeider som tar for seg familie- 
historie på ulike måter.
 I serien No Name Woman (2017) har Liberg skapt fiktive portret-
ter av sin kinesiske oldemor ved å koble sammen fotografier av seg 
selv, sin mor og mormor – en oldemor familien nesten ikke vet noe 
om, annet enn at hun var konkubine. Benois nærmer seg Leonardo 
da Vincis Benois Madonna (ca. 1478), et maleri som var i familiens 
eie flere ledd tilbake, og lurer på om nostalgien og identitetsfølelsen 
slekten har knyttet til bildet, har noe for seg. Han har bestilt en 
kopi av maleriet fra Kina og fått generert en 3D-ramme basert på 
en open source-algoritme utviklet av TrollLABS1. Resultatet kan vi 
se i arbeidet Distant Relatives (2019).
 Kunstnerne snakker om sitt forhold til nostalgi, fantasi, familie- 
historie, diaspora og arbeidsprosess.

Prosess som utgangspunkt

Mina S. Haufmann: Anton, kan du begynne med å beskrive 
hvordan du har jobbet?

Anton Benois: For meg begynte prosjektet med at jeg bestilte en 
genser med det originale Benois Madonna-bildet. Det trigget hele 
ideen. Så brukte jeg kopien av maleriet jeg fikk laget i Kina, til å lage 
trykk på egne gensere og krus.
 – Generelt jobber jeg mye med fri assosiasjon, hell i uhell og 
impulsive beslutninger. Jeg planlegger altså sjelden, ting skjer sna-
rere underveis. Noen ganger er dette en stressende måte å jobbe 
på, men jeg kunne ikke ha gjort det på annet vis. For meg var noe av 
det viktigste med dette prosjektet å ikke jobbe med egne hender. 
Jeg gjorde refleksjons- og bakgrunnsarbeid, men det var viktig for 
meg at verkene ble laget av maskiner – styrt av mennesker langt 
borte — og gjennom skjermen, som opptrådte som en slags buffer 
eller mellomledd i hele prosessen. Jeg kunne malt en dårlig kopi 

Anton Benois, Distant Relatives (2019). Olje på lerret, 3D-printet plast og 
lyd, 70 × 125 cm. Installasjonsbilde fra «Bridges are Burning» ved TKM 
Gråmølna. Foto: Lili Zaneta.
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av Madonna-maleriet selv, men det føltes mindre ærlig å gå veien 
gjennom en slik håndverkstradisjon, det ville sagt mindre om en 
av tingene som opptar meg, nemlig hvordan mennesker forholder 
seg til historien sin.

MSH: Og Cathrine, det virker som arbeidsprosessen også 
hos deg er nært knyttet til tematikken og refleksjonene du 
har gjort deg i prosjektet?

Cathrine Alice Liberg: Det var gjennom å lære fotogravyr på 
Kunsthøgskolen i Oslo (KHiO) at jeg fikk ideen til prosjektet. Jeg 
ville ta noe som var digitalt, og kjøre det gjennom en gammel ana-
log prosess. Med fotogravyr blir bildet etset inn i en kobberplate, 
som deretter svertes inn og kjøres gjennom en dyptrykkspresse. 
Det er noe fast og permanent ved det som jeg liker. Til motivet 
valgte jeg å bruke noe nært, nemlig bilder av meg selv, moren min 
og mormor, alle fra da vi var i tjueårene, og satte dem sammen i 
Photoshop. Ansiktene blir faktisk etset inn i platen, som en gravert 
minneplakett. Det gav prosjektet en annen dimensjon enn hvis jeg 
bare hadde trykket dem ut på en digitalprinter. Med denne gamle 
fototeknikken kunne jeg nesten lure meg selv til å tenke at bildene 
var autentiske, gamle og historiske.

Nostalgi og det universelle

MSH: Fortiden er viktig, om enn på litt ulikt vis i prosjektene 
deres. Cathrine, hva har du funnet ut om den ukjente oldemoren 
din – har det vært mulig å grave opp noe?

CAL: Oldemor døde da mormor var veldig ung. Vi har ikke noe navn 
eller bilde av henne, så familien har ikke kunnet spore henne opp. 
Vi har bare noen få fragmenter, som at hun var konkubine (å leve i 
konkubinat2 betegner et åpent, ikke-ekteskapelig samliv mellom 
en eller flere personer, red.anm.) og døde tidlig. Ettersom hun var 
konkubine, kan hun ha fått et nytt navn i familien hun kom til, og 
hun ble trolig aldri avbildet. Det var kone nummer én som var matri-
arken, den barna ble lært opp til at var moren deres. En idé som 
ledet til hvordan jeg kunne få frem ansiktstrekkene hennes, oppsto 
da jeg leste om kinesiske malerier av forfedre, malerier som man 
gjerne ber og/eller ofrer ting til – det finnes en lang tradisjon for 
dette i Kina. Mange av disse maleriene ble laget posthumt, og da 
studerte maleren ansiktene til alle etterkommerne for å gjenskape 
den avdødes trekk. Sånn sett føyer dette prosjektet seg inn i en 

portrettradisjon der man prøver å sette sammen ansikter for å gå 
bakover i tid. Som konkubine var det dessuten sjelden man fikk sitt 
eget forfedreportrett, ble æret etter døden, eller fikk sin plass i et 
forfedretempel – noe jeg syns er veldig trist lesning. Kanskje det 
kunne bli min jobb å gi henne den plassen hun fortjener?

MSH: Anton, din tilnærming til slektshistorie er annerledes, 
men du virker likevel interessert i hvordan familien forholder 
seg til Benois Madonna, og hvordan det påvirker oppfatningen 
av røttene deres?

AB: Jeg kalte prosjektet Distant Relatives fordi maleriet er et bilde 
jeg vokste opp med og som jeg deler navn med. Men samtidig 
har man dette fenomenet der man gjerne ønsker å knytte seg til 
berømte objekter. For eksempel har faren min fått trykket moti-
vet på visittkortene sine selv om det ikke har noe med hans virke 
som arkitekt å gjøre. Han prøver bare å knytte navnet sitt til dette 
berømte verket. Og maleriet er i beste fall en «fjern slektning»; 
bestefaren min eide det ikke – det var det en slektning av ham igjen 
som gjorde. Islettet av det tåpelige ved dette, fascinerer meg. Dette 
var en måte å på et humoristisk vis endelig høste noen fordeler 
av den store byrden fra fortiden, blant annet i sammenheng med 
forholdet mitt til Russland og familien. En måte å kapitalisere på 
den, eie den gjennom varehandel. Jeg er interessert i disse tilsyne-
latende nære, men i virkeligheten fjerne sammenhengene, samt 
hevdelse av eierskap og av narrativene som oppstår når man lar 
slike berømte ting dominere diskursen rundt en selv.

MSH: Og slektshistorien din skriver seg inn i en mildt sagt 
krevende periode i russisk historie?

AB: 1900-tallet var preget av store politiske omveltninger. Folk 
ble henrettet, folk forsvant, en stor del av familien flyktet til Vest-
Europa, bortsett fra min nærmeste familie. Hundre år senere hol-
der de fremdeles fast ved denne adelige tilknytningen, som på det 
nåværende tidspunkt kun står igjen som en illusjon. Kanskje er det 
viktig å holde fast ved arven, men på et vis er jeg motstander av denne 
nostalgien, og av å la den historiske presedensen forme nåtiden.  
Så, jeg spør meg selv om det egentlig er en god idé å la denne 
postnostalgien fortsette å påvirke samtiden, selv hundre år senere. 
 – Jeg vil ikke at prosjektet skal handle utelukkende om min 
egen familie, men ha en bredere relevans. Derfor prøver jeg å 
peke på det universelle ved å ta fra folk eiendom, skille dem fra 
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Cathrine Alice Liberg, Imaginary Photographs of my Great-
Grandmother (2017/2019). Fotogravyr, serie, hver del  
18 × 23 cm. Installasjonsbilde fra «A better past is still 
possible» ved Kunsthøgskolen i Oslo. Foto: Vegard Kleven.

hverandre, samt selve strømmen av mennesker på 1900-tallet. 
Det som skjedde min familie, er en utbredt erfaring, vi hadde bare 
tilfeldigvis Benois-Madonnaen som et storslått symbol jeg kunne 
benytte meg av.

MSH: Ligger det en interesse for det generelle hos deg også, 
Cathrine?

CAL: I masterprosjektet mitt var jeg interessert i diaspora og dia- 
sporisk minne – hvordan folk som har emigrert til et annen land, har 
tanker om, eller en lengsel etter hjemlandet, som ikke nødvendigvis 
korresponderer med hvordan hjemlandet har utviklet seg. Bildet av 
hjemlandet er liksom fastlåst i den tiden det ble forlatt. I min familie 
emigrerte vi fra Kina og videre fra Singapore til Europa, og den 
ideen om Kina og Singapore jeg har vokst opp med, er veldig sterkt 
knyttet til tiden mellom 1930–1950, og har egentlig ikke utviklet 
seg siden. Så da jeg dro til Singapore for første gang, fikk jeg sjokk, 
fordi jeg hadde en helt annen tanke om hvordan det kom til å være!
 – Jeg har vokst opp her i Norge, men har på et vis arvet en lengsel 
etter et hjemland jeg ikke har bodd i, og som kanskje heller ikke 
finnes. Det blir som en genetisk arv, fordi du vokser opp med alle 
historiene.

Å myse på fortiden

MSH: Dere jobber med historie som av ulik grunn er vanskelig 
tilgjengelig. Og begge jobber eller tematiserer dere på hvert 
deres vis noe som ikke er helt i fokus, men vaker i det uskarpe. 
Er det viktig å finne en «sannhet» eller noe autentisk – hvis det 
i det hele tatt går an – eller finner dere et handlingsrom i dette 
uskarpe, tenker dere?

AB: Det at rammen ble uskarp, bokstavelig talt, var egentlig et gle-
delig uhell. Selv om det er en da Vinci, er det et mindre kjent motiv 
av ham, så det finnes ikke mange bilder av det. Jeg var i dialog med 
Eremitasjen i St. Petersburg om å få et høyoppløselig bilde av det, 
og de hadde bare ett. Jeg hadde ikke tenkt på at resultatet ville 
bli så uskarpt, for jeg har aldri før jobbet med den typen algoritme 
TrollLABS har laget, men utfallet ble helt perfekt for meg. Det sier 
masse om tilgang; at jeg ikke har mulighet til å dra til Russland 
for å se maleriet selv, og at det hele tiden er som om jeg ser det 
gjennom et slør. På et svært personlig plan representerer det den 
tapte tilknytningen til min egen arv.
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1 Forsknings- og prototypelaboratorium ved NTNU – Norges teknisk-natur-
vitenskapelige universitet i Trondheim. TrollLABS ble grunnlagt i 2014.

2 Å leve i konkubinat betegner et åpent, ikke-ekteskapelig samliv mellom 
en eller flere personer, red.anm.

CAL: Jeg har alltid hatt mange forestillinger om hvordan oldemor 
var. En del av dem har vært basert på populærkultur og kinesiske 
filmer, der «den tragiske konkubinen» er en stadig tilbakevendende 
skikkelse. Hun er alltid en vakker, ung kvinne som ender opp med 
å begå selvmord eller blir gal av de omstendighetene hun lever 
under. Fordi jeg har hatt med meg bildet av disse vakre kinesiske 
konkubinene som jeg har sett på film, valgte jeg de mest flatte-
rende bildene av oss for å oppfylle en slags fantasi jeg hadde om 
oldemor, basert på denne romantiserte tanken om hennes liv. Ved å 
legge mitt eget ansikt oppå mine formødres, prøver jeg å reversere 
arven på et slags pseudovitenskapelig vis.
 – Det at hun er så vag i bildene, sier kanskje noe om hennes livs-
situasjon, men hvem hun var som person, vet vi jo ikke. Det handler 
mer om å sette meg selv inn i en historisk kontekst: Jeg vokste opp 
med oldemor som en mytisk skikkelse, og det å ta disse bildene, 
er en måte å få slutt på besettelsen rundt henne. Bildene forteller 
derfor heller en sannhet om meg og min situasjon enn noe om hvem 
hun var.
 – Jeg har også måttet konfrontere egne stereotypier om kine-
siske kvinneroller, og hvordan jeg leser henne gjennom mitt eget 
ståsted som moderne norsk kvinne. Samtidig liker jeg det faktum 
at jeg ikke har klart å lage et tydelig bilde av henne, hverken visuelt 
eller historisk, og derfor ikke kan sette fingeren på hvem hun var 
eller definere henne fullt ut. For meg blir det en måte å gi henne en 
egen stemme og selvstendighet på.

Hedda Grevle Ottesen i samtale med Dorthe Herup

Det alminnelige livets 
overraskelser
På Holmestrand stasjon blir jeg varmt mottatt av tekstilkunstner 
Dorthe Herup (f. 1953 i Ærø). Vi kjører fra Holmestrand sentrum mot 
beitemark, hvor dådyr og muflonsauer gresser. Her på Marienborg 
familiegård har Herup og billedkunstner Morten Juvet både gårds-
drift og sine atelierer.
 Helt siden danske Herup ble ferdig utdannet på Bergen 
Kunsthåndverkskole i 1978, har hun hatt mye av sin karriere uten-
for landet selv om hun har vært bosatt store deler av livet i Norge. 
Herup flyttet til Norge i 1973 og jobbet hos Else Marie Jakobsen i 
Kristiansand før hun begynte å studere i Oslo på Statens håndverks- 
og kunstindustriskole (SHKS). Herup har stilt ut på store tekstil- 
mønstringer, som Beijing International Fiberart Biennale Exhibition 
og Biennale Internazionale di fiber art i Chieri i Italia. Dette er tredje 
gang Herup deltar på Høstutstillingen.
 Herup har et smittende engasjement. Over kaffekoppen viser 
hun fotografier fra begynnelsen av 1900-tallet, fotografier som blir 
til inspirasjon for billedvevene hennes. Slike som i Benken fra 2018, 
som portretterer danske sjømenn fra hennes barndom, seilere 
som fortalte eventyr fra hele verden om man tok seg tid til å lytte. 
Hun resiterer sine slektningers historie og kunnskap om tidligere 
generasjoner. De viser en undring over det alminnelige livet, som er 
umistenkelig likt vårt eget i dag.
 Etter å ha snakket løst og fast om norsk tekstilkunsts rolle i 
dag, vandrer vi over tunet mot Juvet og Herups to atelierer. Lyset 
kommer fra en balkong med utsikt over fjorden. På andre siden av 
rommet står en bemerkelsesverdig stor vev. Veven ble brukt til en 
utsmykking i regi av Oslo kommune i 2014. Det 3 ganger 6 meter 
lange sceneteppet står i foajeen på Fernanda Nissens skole på Storo. 
Kvinnesakskvinnen Fernanda Nissen står på høyre side av teppet 
med Nationaltheateret og Bjørnstjerne Bjørnson i bakgrunnen. På 
venstre side av teppet er det avbildet streikende fyrstikkarbeidere. 
Sceneteppet er ett eksempel på hvordan Herup formidler politiske 
aspekter ved historien også til de unge.
 Dorthe har for i anledning mitt besøk hengt opp den store billed-
veven i ull om bjørnejeger Ole Olsen Messelt (1776–1869) – Messelt 
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(145 × 110 cm) fra 2018. Veven oppfattes impresjonistisk, der den på 
nært hold har horisontale fargeflater, men på avstand går paletten 
over i bruntoner. Dette er et bevisst grep for å gi assosiasjoner til 
gamle fotografier, forteller hun. Ulltrådene farger Herup selv. Mens 
jeg studerer bildet, forteller Dorthe meg den eventyraktige historien 
om bjørnejegeren.

Hedda Grevle Ottesen : Du har en genuin interesse for historie, 
og spesielt familiehistorie. Hvor kommer den fra?

Dorthe Herup: Historie er det som generelt opptar meg i motivene 
mine. Jeg er interessert i menneskene som kommer, og mennes-
kene som har vært. Spesielt etter at også mine barn fikk egne barn, 
har interessen for slektshistorie utviklet seg. Jeg studerer slekts-
trær, lærer om familiehistorien og ønsker å gi ansikt til alle person-
lighetene jeg blir kjent med i dette arbeidet. Jeg vil vite mest mulig 
om menneskene jeg vever; hvordan de var, hva de brydde seg om, 
og hva deres verdier var.

HGO: Høstutstillingen ønsker årlig å kommentere samtidens 
tendenser. Hvor ser du deg selv i denne settingen?

DH: Jeg ble faktisk overrasket over at akkurat dette verket ble antatt. 
Denne typen produksjon er bakoverrettet, ikke fremoverrettet.

HGO: Jeg syntes det er forståelig at veven kom med. Språket 
vårt er jo hentet fra en fortid som legger fundamentet for felles 
forståelse i dag. Gjennom å holde historien ved like, som du sa 
tidligere, får vi en bredere horisont for samtiden.

DH: Ja, absolutt, det mener jeg også: at vår samtidighet er foran-
kret i historien. I dag skal alt foregå på skjerm. Informasjonen går 
veldig fort, og vi ser oss for lite tilbake. Vi har mindre tid til å snakke 
sammen slik man gjorde før, der man videreførte historien til sine 
etterkommere. I dag vokser de unge opp med en tro på at mye skal 
skje på en gang, og man glemmer å tenke over hvor man kommer 
fra. Når man vever, får man en genuin mulighet til å kjenne på tiden, 
og erfare hvor spennende historie kan være.

HGO: Fortell oss mer om veven som du stiller ut på Kunst- 
nernes Hus.

Over: Dorthe Herup, Dåpen 
(2014). Vev, 212 × 170 cm. 
Foto: Tomas Moss.

Høyre: Dorthe Herup, 
Gudrun Elise og bukken 
Burmann (2012), 130 × 200 
cm. Foto: Tomas Moss.
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DH: Det er opprinnelig bestilt av tipptippoldebarnet til bjørnejeger 
Messelt, og jeg har fått låne bildet under utstillingen. Det tok fem 
måneder å produsere selve veven, men ettersom jeg må lese meg 
opp på de jeg portretterer, er det vanskelig å vite eksakt hvor mange 
timer som har gått med til produksjonen. I fotografiet motivet er 
basert på, er det to eldre mennesker som leier hverandre. Dette er 
Messelt og hans kone Sigrid Torgalsdatter. Bildet av ekteparet fikk 
jeg leie i fotoarkivet på Folkemuseet. Jeg likte hvordan de holder 
hverandre i hånden, det viser hvor sammenknyttet de var. De fikk 
ti barn og drev gård i 34 år. De mistet sin eldste sønn, odelsgutten, 
i en drukningsulykke der han skulle vade over en stri elv. Til stor 
sorg for Messelt og Torgalsdatter. Det er et alvor i øynene deres. 
Man kan si at dette er noe av det viktigste i min produksjon – å 
jobbe relasjonelt med menneskene jeg avbilder, det blir også en 
emosjonell videreformidling av historie.

HG: Hva er det som gjør bjørnejegeren til en så spennende 
karakter?

DH: Messelt er en berømt person i norsk kulturhistorie, og det fin-
nes ellers mange beretninger om hans liv. Han var en svært dyktig 
bjørnejeger i en tid da det var skuddpremie på bjørn. På høyre side 
av veven ser man bøssene hans. De henger i dag på Norsk skog-
museum i Elverum. I etterkant har jeg sett at han også figurerer 
i vår samtid, for eksempel i Jon Michelets bøker om krigsseileren 
Halvor Skramstad, Skogsmatrosen (Forlaget Oktober, 2012–2018). 
Men også bjørnene som ses i veven, har alle forskjellige typer per-
sonlighet som jeg har prøvd å få fram. I løpet av den tiden det tok å 
lage veven, gjorde jeg meg kjent med hver enkelt bjørn. Alle bjørner 
er forskjellige.

Geir Haraldseth i samtale med Odd Sama

En slags kunstner 
på Brusand
 
Odd Sama (f. 1945 i Oslo) er basert på Brusand, en bygd sør på 
Jæren. Sama driver også Galleri Sama på verkstedet sitt og har en 
egen fanklubb, KERAMIKKEN, på Facebook. Sama debuterte på 
Vestlandsutstillingen i 1970 med messingskulpturen Før hanen 
galer (1969). Siden dengang har han jobbet med mange ulike tek-
nikker og materialer, men fokusert på keramikk og fotografi i det 
siste, med en god dose humor. I 2017 deltok han i gruppeutstillingen 
«KDW» på Rogaland Kunstsenter (RKS), og i 2018 var han med 
på UNTITLED-messen i San Francisco. Og i skrivende stund er et 
utvalg av Samas serie steingodsarbeider altså å se på årets utgave 
av Høstutstillingen.

Geir Haraldseth: Kanskje vi skal begynne med det du skal vise 
på Høstutstillingen? Hvilke verk har du sendt inn, og hvorfor 
valgte du disse?

Odd Sama: Arbeidet jeg sendte inn heter Knekt krone og så videre, 
sammen med løytnanten som ville stå på hodet til jobben var gjort 
(2017). Det er en serie skulpturer i leire, eller steingods, og var 
arbeidet jeg trodde hadde størst sjanse for å bli med. Dessuten 
tror jeg det er lett å spinne på språket i tittelen og hvordan arbeidet 
ser ut, i og med at det på sett og vis er gjenkjennbare ting der. Som 
et hode, en krone og så videre.

GH: Ja, den knekte krona kan i første omgang leses som en kritikk av et 
skjørt monarki, mens materialet minner om en slags abjekt-kranse- 
kakedeig (abjekt i kunstsammenheng regnes gjerne som materia-
ler som fremkaller en intuitiv erfaring av noe «ekkelt», ubehagelig, 
adskilt/utskilt, ofte med kroppslig referanser eller opphav, red.
anm.). Løytnanten som står opp-ned på hatten sin kan også leses 
politisk, men har sanselige dimensjoner og masse humor. Kan du 
si litt om forholdet ditt til politisk kunst og om du ønsker å oppleves 
som en politisk engasjert kunstner med aktivistisk program, eller om 
du ikke vil plassere eller kategorisere deg inn i noen boks som helst? 
Dette er vel egentlig ikke et spørsmål, men en slags oppfordring!
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OS: Vi bruker generaliseringer og kategoriseringer fordi det er 
praktisk og effektivt for å gjøre klart hva en mener. Jeg og mitt 
kunstarbeid næres av politikk, historie og av alt som skjer i sam-
funnet og media, men jeg vil ikke være en såkalt politisk kunstner, 
aktivist eller høre hjemme i noen «boks», som du sier. Vi har bruk 
for kategorier når det snakkes om kunst, og det meste annet. Det 
hjelper oss å kategorisere for å analysere arbeider, men for kunst-
nere som arbeider spredt og usammenhengende hva tilhørighet 
angår, må en kanskje opprette kategorien stilløs for dem. For egen 
del har jeg etterhvert begynt å kalle meg for en «slags kunstner», 
det kan virke som det har åpning til en prat.

GH: Alt kan jo virke relativt i livet og kunsten, men jeg er inter-
essert i ditt perspektiv her. Arbeidene kan kanskje snakke for 
seg selv til en viss grad, men din erfaring som kunstner og 
menneske er vel unik? Jeg fikk titte litt på prosjektbeskrivelsen
din, og noe du nevner er det å ha nedsatt hørsel. Hvordan påvir-
ker det ditt virke? Ikke bare kunsten du lager og viser, men 
hvordan det er å være kunstner.

OS: Det fører til overforbruk av ord som «HÆ?!», «hva», «hørte 
ikke», «gjenta». Det jeg burde si er: «Vil du være så vennlig å prate 
tydeligere, høyere og langsommere og se på meg når du snakker?» 
Det virker ikke særlig godt uansett, for vi har få tradisjoner på dette 
området, og den som har hørselstap blir lett sett på som litt dum 
eller spesiell. Men det er også fordeler og morsomheter i misfor-
ståelser. En må leite etter betydningen i det en hørte – altså hvilke 
ord som skal settes inn – der det bare var vislende lyder og et lite 
sus. Og så blir man sikkert mer åpen for ordspill og sammenhengen 
mellom ord og bilde, uten at jeg kan begrunne dette.
 – Engelskspråklige driver ofte med slikt. Kanskje er det en 
kulturell greie, eller det har noe å gjøre med at skriftbildet ikke 
uten videre gir oss det fonetiske bildet. Så da kan en kanskje si at 
når man leser engelsk, så gjøres det delvis som billedspråk. Her er 
det tvetydighet mellom bokstavene og linjene. Dette med hørsel 
kan jo også forstås som å ikke ville høre – altså at enkelte emner 
er kulturelt/politisk mer eller mindre urørlige – og blir dermed lig-
gende og sprelle i en delvis opplyst bakgrunn.

GH: Ditt språk er fullt av bilder og ganske særegent. Det har 
kanskje noe å gjøre med at du jobber i en av verdens mange 
navler, Brusand. Jeg lurer på hvordan du endte opp der, og 
hvordan det er å være kunstner i et lite lokalsamfunn på Jæren.

Over: Odd Sama, fra 
messen «UNTITLED, 
ART San Francisco 
2018». Steingods. 
Fra venstre: Fjellets 
gudinne kommer, hun 
er rasende fordi noen 
har røvet metallene 
hennes (2017); Den 
som eter natur og driter 
kultur (2017); Fjellfitta/
gruveinngang (2017). 

Høyre: Odd Sama, fra 
«KDW» ved Rogaland 
Kunstsenter i 2017. 
Steingods.
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OS: Det var tilfeldig. Kvalbein skule var nedlagt, sentralisert, og 
flytta til Ogna i 1968. I 1972 ga Hå kommune klarsignal for salg av 
huset til formålet keramikkverksted og kunstnerbolig, eller noe i 
den duren. Planen var at keramikk skulle sørge for penger, men 
dette med å få en økonomi ut av kunst av den typen jeg holdt på 
med, virka uhyre fjernt, og det er det fortsatt. Så det har vært lokal-
befolkninga som har holdt liv i meg ved å kjøpe keramikken min.
 – Stedet ligger like ved Fylkesveg 44, så lett adkomst har nok 
noe å si for at det har fungert. Jeg syns det er en fin ting at man 
gjør noe som blir del av det lokale livet, uten det ville nok tilvæ-
relsen som en slags keramiker og en slags kunstner blitt veldig 
tung. Samboer Kirsti Prøis er også kunstner, og jeg drev i noen år 
galleriet 212 på dette stedet, mest på faen og entusiasme for å 
fylle ut bildet av kunst i Rogaland. Nå er galleridriften gjenopptatt 
under navnet Galleri Sama, og vi viser begge ting der, samt inviterer 
andre kunstnere til utstilling. Det skjer ikke veldig ofte, men på 
ettersommeren – høsten kommer det noe å bryne seg på.

GH: Jeg har vært på verkstedet ditt og Galleri Sama og lurer litt 
på hvordan du balanserer kopper og kar med abjekte skulp-
turer og mer politiske arbeider. Er dette del av det samme for 
deg, eller ser du på det du gjør med ulike øyne?

OS: Tenk om en kunne skanne skallen på folk mens de holdt på 
med det de gjør i løpet av en dag, og på den måten registrere 
hvor i hjernen det foregår … Da ville en sammenholde gjøremål 
med hvilke deler av hjernen som er mest aktivert, og dermed hvil-
ket senter som brukes under de forskjellige aktivitetene. Når jeg 
dreier kopper, vil det sikkert lyse litt opp i lystsenteret, for å søle 
med vann og slam er ganske deilig, gitt god temperatur. Men det 
er jo ganske kjedelig og repeterende arbeid. Det blir noe annet når 
en finner på hvordan de skal males. Men selv det blir repetisjoner, 
gitt varekarakter og hva markedet – altså mine sambygdinger  
– vil kjøpe. Jeg skriver på koppene også, en slags slampoesi. Fuck 
Unfuck, for eksempel, eller Selvmord er svært selvkritisk. Tittelen 
på arbeidet som er med på Høstutstillingen, Knekt krone (…), har 
nok noe til felles med slampoesien. Litt som å vise fingeren til 
noe i kunsten som bare blir søtladent, og til noe i verden som ber 
om å bli pirka i.

GH: Ja, jeg blir alltid imponert over sammensetningene du 
kommer med. Det er mye som oppleves som ganske ekstremt 
på en koselig kopp eller mugge. Men for å holde litt fast ved 

det lokale: Du har klart å bygge opp ditt eget liv og univers på 
Brusand. Hvordan oppleves det å bli sett utenfor den kontek-
sten? Da jeg var daglig leder på Rogaland Kunstsenter, invi-
terte vi deg med på kunstmessen UNTITLED i San Francisco 
i 2018. Der solgte vi alle skulpturene du hadde med deg. Var 
det overraskende? Og hva synes du om markedet for kunst i 
Norge og internasjonalt?

OS: Jeg har jo på mange måter jobbet i et vakuum, selv om jeg har 
fått vist ting sånn dann og vann. Derfor var det veldig gledelig å 
få bli med til messen og San Francisco. Og veldig overraskende 
med salget. Noe som slo meg, var at publikum virka veldig åpne 
og interesserte, på en fri og liketil måte.
 – Men Geir, jeg har jo ikke begrep om kunstmarkedet, og ser 
bare at arbeider går for fantasipriser. Og en må vel undre seg over 
hvilke funksjoner kunsten kan fylle, og hvilke føringer som blir lagt, 
gitt ett slikt pengedryss. Det blir vel lett at en forveksler kvalitet 
med pris, og det er lett å forstå, slik er det jo overalt ellers: Høy pris 
er lik høy kvalitet. I idrett kan en måle at en løper er en tusende- 
delssekund raskere enn en annen. Noe slikt har ingen mening i 
kunst. Vi må utvikle en brei, intelligent, klok og mangesidig måte 
å snakke om kunst på.
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Gustav Svihus Borgersen i samtale med 
Ragnhild Aamås, Tiago Bom og Kamilla Langeland

Systemer og strukturer 
må endres – med digi- 
collage, video og sopp
På Høstutstillingen har Ragnhild Aamås (f. 1984), Tiago Bom 
(f. 1986) og Kamilla Langeland (f. 1989) med hvert sitt verk. 
Tilsynelatende er de svært forskjellige. Aamås viser en større digital- 
collage trykt på en logomatte med tittelen Velkomen skal du vera 
(ETA), Bom er representert med det 12 minutter lange videoverket 
República, og innenfor en bilderamme i tre vil Langeland – under 
tittelen Det utvikler seg – kultivere frem blågrå østerssopp på 
stedet, som vil forandre seg gjennom hele utstillingsperioden. Til 
tross for de svært ulike arbeidsmetodene og materialvalgene kan 
en likevel trekke noen røde tråder mellom titlene: Velkomen skal du 
vera (ETA) peker mot norsk utvandringshistorie og bildenes makt til 
å fortelle nasjonens historie; República viser til større politiske og 
idéhistoriske dimensjoner i fortid og nåtid; og Det utvikler seg kan 
både leses som noe helt konkret – nemlig soppen som vokser frem 
– og som et bilde på løsningstiltak i en verden på terskelen til krise.
 Ragnhild Aamås’ digicollage ser ved første øyekast nesten kao-
tisk ut, med overlappende bilder, nesten nonfigurative konstella-
sjoner av streker og formasjoner på blå bunn, og en overflate pepret 
med små figurasjoner som ligner dråper og slanger. Likevel trer det 
frem en orden etterhvert som en ser, linjer som korresponderer, og 
farger som tar over for hverandre. Aamås selv betegner bildeflaten 
som en åpen komposisjon:

Ragnhild Aamås: Elementa kjem ut av ein undersøkande prosess, 
der eg byggjer opp eigne arkiv i tekst og bilete. Samtidig er det ei 
forteljande oppbygging som eg siler ut frå utvalet, til det eg står 
igjen med blir komposisjonselement. Velkomen skal du vera (ETA) 
(2018) er eitt av ein serie på åtte. Når ein ser dei saman, blir felles- 
elementa og gjengangarane nærast rytmiske i repetisjonane. Til 
dømes er dei grøne og kvite diamantforma mønstera som går igjen 
i alle henta frå bokomslaget til Mary Wollstonecrafts reisebrev frå 
norskekysten på 1890-talet.

Øverst: Tiago Bom, República (2018). Stillbilde, 12:00 min.

Under: Ragnhild Aamås, Velkomen skal du vera (ETA) (2018). 
Digitalcollage trykket på logomatter, 300 × 150 cm. Blandede 
teknikker. Fra «Flyt», Vestlandsutstillingen 2018, ved KUBE. 
Foto: Maya Økland / Vestlandsutstillingen.
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Gustav Svihus Borgersen: Det er et historisk narrativ som 
kunsthistorisk sett er svært interessant her; du skriver i din 
verksbeskrivelse at du arbeider med et arkiv på flere hundre 
bilder. Med dette undersøker du hvordan det kan ha seg at om 
lag en tredjedel av Norges befolkning utvandret på 1800-tallet, 
men at det knapt finnes spor av dette i norsk billedkunst. Og 
at det er koplet opp mot en parallell historie om bygging av 
nasjonal identitet, også i og av billedkunsten. Det er svært 
få verk i norsk kunsthistorie som har tatt dette opp. Det er 
nesten en slags new art history-tilnærming1, er det ikke? 
Bortimot en million nordmenn utvandret, men det er nesten 
ikke spor av det i norsk kunst?

RA: New art history-tilnærming skulle eg gjerne sett meir av! Det 
skal mykje til for at kritikken av kanon kjem ut til grunnskule- 
undervisning og populærkultur. Sjølv svært etablerte funn, som 
malinga av overflatene til marmorskulpturar i antikken, blir 
framleis verknadsfullt belyst av samtidskunstnarar som Espen 
Gleditsch. I Utvandrere (1903) av Gustav Wentzel (1859–1927) går 
dei med mutte, lukka andlet. Ein finn også noko i folkelivsskild-
ringane til Adolph Tidemand (1814–1976). Utvandrarane drar av 
stad, dei blir etterlatne, einsame. So langt som eg har sett, er dei 
som blir att, prega av ei sorg som det er freistande å skjøne som 
ei propaganderande haldning om at utvandring er eit svik. Og når 
bortimot heile ein tredel av den norske folkesetnaden utvandra, 
og dette også blir spegla i teikninga og måleriet si kunsthistorie, 
ville det vore spanande å ta inn foto og trykksaker frå desse måleria 
si sanntid.

Antikk filosofi og samtidens USA

I likhet med Aamås graver Tiago Bom i fortiden for å orientere 
seg i nåtiden. I hans video har bilder fra samtidens USA fått et 
sammensatt lydspor. Ordene blander Platons dialogverk Staten 
(ca. 377–386 fvt.), der den greske filosofen beskriver noe i retning 
av en idealstat, med tanker fra den amerikanske biologen Lynn 
Margulius (1938–2011). Verket vil kunne ses mens den besøkende 
sitter på sitteputer som er formet som antikke søyledeler, men 
også disse i et av samtidens materialer, nemlig plastmaterialet 
styrofoam. På samme måte som den besøkende selv kan sette 
sammen sin søylesittepute, er videoverket en slags estetisk arkeo- 
logisk øvelse, der kunstneren setter sammen ulike skrifter og bil-
der til en helhetlig kommentar.

Tiago Bom: Generelt sett kan en si at jeg ikke lager arbeider som 
direkte kommentarer til spesifikke situasjoner i samtiden. Men 
siden jeg bodde i USA da jeg arbeidet med República (2018), så 
tror jeg nok at amerikanernes oppheng på klassiske idealer – både 
teoretiske og arkitektoniske – har influert noen av veivalgene mine. 
I tillegg har min fascinasjon for arkeologi vært til hjelp i måten jeg 
har utformet videoen på.

Bildene i República er en blanding av dyr som lever under vann og 
arkitektoniske elementer. Samtlige bilder er tatt med et gam-
melt MiniDV-kamera. Dette gir dem et noe kornete og håndholdt 
uttrykk, som klassiske turistbilder, tatt på gjennomreise idet man 
får øye på et eksotisk dyr her eller en odd arkitektonisk detalj der. 
Turistens blikk er kanskje blant de mest observante, ettersom 
dette er en ny observatør blikk, en som ikke går gjennom sine vante 
omgivelser. Selv karakteriserer Bom avbildningen av slike detaljer 
som innramming av symboler.

TB: Jeg endte opp med å filme ting og ramme dem inn i form av 
enkeltbilder og utklipp. Jeg har ønsket å gi dem en slags ikono-
logisk verdi ved å løfte dem inn i videoverkets tematikk og tittel. 
Denne innrammingen gir bildeutsnittene en fortelling som skiller 
bildene fra løse turistsnapshots. Jeg tror nok det kan betegnes 
som et arbeid som gjør oppmerksom på hvordan ideologi setter 
sitt preg på omgivelsene, eller hvordan omgivelsene kan leses i 
lys av rådende ideologiske forhold. Jeg bruker bilder fra natur og 
kultur, nærmere bestemt arkitektur, for å peke mot noen større 
idealer eller ideologier. Da mener jeg ikke en bestemt partipolitikk, 
men kanskje snarere noe i retning av begreper som etos, altså et 
menneskes moraloppfatning eller en kulturs særpreg.

Visualisert ideologi

I en seksjon i Boms arbeid ses et høytragende, betonggrått tårn 
nesten helt uten vindusåpninger, mens underteksten skriver «[…] 
and sometimes as the virtue of a State». Tårnet blir nesten som 
et symbol på en statsmakts ruvende posisjon over det enkelte 
mennesket. I et annet bilde ses noen heissjakter mens under-
teksten skriver om «avledende strukturer», som om alle våre 
omgivelser er formgitt etter noen skjulte prinsipper eller ideer 
som igjen former oss.
 I sine dykk i arkivene til blant annet Nasjonalmuseets og 
Romsdalsmuseets databaser har også Aamås fattet interesse for 
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Overst: Kamilla Langeland, Ideas, Thoughts and Memories (2019). 
Kultivering av østerssopp i prosess. Notatblokk, kaffegrut, knuste  
blåskjell og glass, ca. 40 × 65 × 45 cm. Foto: Bent René Synnevåg.

Under: Kamilla Langeland, For the Mountains (2019). Kultivert østers- 
sopp, John Bergers Ways of Seeing (pocketutgave), eggeskall, 
blåskjell, stein, kaffegrut, sort te, papir, stål, lin, treverk med mer,  
120 × 50 × 20 cm. Foto: Kamilla Langeland.

arkitektoniske elementers ideologibærende kapasitet. Rundt 
hennes egen digicollage ligger det tre metallister. Disse brukes 
vanligvis som skjøter mellom to forskjellige gulvtyper. Hva som 
er standard, gjerne i tilknytning arkitektur, har norske kunstnere 
som Knut Henrik Henriksen lenge vært opptatt av. Aamås er inne 
på lignende tanker i sitt arbeid.

GSB: Påpeker du med dette en estetisering eller tildekning av 
ting i det offentlige rom? Å fremheve noe svært konkret i våre 
omgivelser – som en metallist som skal gjøre en overgang 
mellom to materialer mest mulig usynlig og skånsom – er 
vel å bemerke hvordan våre omgivelser er utformet under 
påtrykk av en slags ideologi? Du nevner også rullestolheisene 
i kunstinstitusjonen KUBE i Ålesund i din verksbeskrivelse.

RA: Absolutt. Utforminga av offentleg rom er prega av kven som 
er tenkt med, altså kven og kva som er sett som normalen. Til 
dømes førestillingar om funksjonsfriskheit og framkomst, altså 
ei formgjeving av offentleg rom basert på forventningar om kva 
hinder folk kan eller ikkje kan passere som opplevast fornedrande 
om ein ikkje passar inn i malen. På KUBE var vel problemstillinga 
heller at nokon på eit eller anna tidspunkt tenkte at det såg meir 
nøytralt ut om dei sette ein kvit boks over heisen, enn om han 
stod ute i rommet, og at det ikkje betydde noko. Det var eg som 
tok vekk boksen under mi utstilling der, slik at rullestolheisen 
eller «rørsleprotesa» fekk stå fritt. Neste gang eg var der for å 
sjå ei anna utstilling, var boksen over rullestolheisen tilbake på 
plass. Kritikken av desse malane og fordommane høyrer saman 
med ein større kritikk – eller skal vi med Bruno Latour kalle det 
ein biletkrig2 – om kva som ligg i førestillinga om kva mennesket 
og handlekraft er.

Sopp som kunstnerisk materiale

Kamilla Langeland observerer også de menneskeskapte omgi-
velsene, men da først og fremst toveispåvirkningen mellom men-
neskenes handlinger og biologiske prosesser i naturen. Hun har 
de siste årene arbeidet med sopp som materiale. Dette startet 
som et samarbeidsprosjekt med kunstner Sjur Eide Aas i 2017. 
De to jobbet mot en duoutstilling på galleriet Entrée i Bergen, og 
ønsket å ha en levende organisme i utstillingen. De hadde lest 
om nyere forskning på psilocybin, en av komponentene i arten 
psilocybe cubensis, en gruppe psykedeliske sopper, eller såkalte 
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magic mushrooms, som er å finne blant annet i Mexico, og for øvrig 
med noen av de samme virkestoffene som i vår egen fleinsopp.  
I psykoterapi viser den seg å være et nyttig hjelpemiddel for per-
soner som lider av depresjon og posttraumatisk stresslidelse.

Kamilla Langeland: Psilocybin har en bevissthetsutvidende effekt 
på sinnet, som kan bidra til at man ser seg selv og enkelte situa- 
sjoner i et annet perspektiv. I 2018 ble vi spurt om å gjenskape 
dette verket i en gruppeutstilling kuratert av Sara R. Yazdani på 
galleriet MELK, og jeg gikk da inn i en prosess med å kultivere 
blågrå østerssopp. Østerssopp er en motstandsdyktig matsopp, 
som bryter ned trær i naturen og er enkel å kultivere med kaffegrut 
på kjøkkenbenken. 
 – Sopp finnes nesten overalt, i naturen, i kroppene våre og i  
luften vi puster. Det er mye å lære av hvordan soppen kommuniserer 
innad i organismen og på tvers av arter, og jeg ser at dette helt 
klart har en overføringsverdi til samfunnet vi mennesker velger 
å skape.

GSB: Samtidig som du beskriver soppen som motstands- 
dyktig og allestedsnærværende, later det likevel til å innebære 
en stor risiko å sette sin lit til sopp som kunstnerisk materi-
ale? Det høres ut som en sårbar prosess, å få det til å klaffe 
med utstillingsåpninger og at «det utvikler seg», for å låne fra 
verkstittelen din?

KL: Ja, det skjer mye uforutsigbart i arbeidet med sopp, men likevel 
er det en takknemlig intuitiv prosess, så det gjelder egentlig bare 
å følge med og gi den oppmerksomheten sin, så har den det bra. 
Noe midt imellom å passe på et dyr og en plante som skal ha mat 
og rent vann. Det må ikke være for varmt og ikke for kaldt. Det er 
et spennende materiale å jobbe med siden en ikke helt kan være 
sikker på resultatet. Hva hvis det ender opp med å bli helt annerle-
des enn hva jeg ser for meg, eller om alt bli spist opp av muggsopp 
under utstillingen. Jeg ser for meg ulike scenarier av hva som kan 
skje med verket, og prøver å tenke at det som skal skje, skjer. Det 
er spennende å overlate det til kunstverket selv.

GSB: I hvor stor grad er valget av biologisk materiale styrt av 
estetiske hensyn; hvordan de utformer seg selv og ser ut? Og i 
den forbindelse: På hvilken måte klarer du å påvirke resultatet 
rent visuelt? Det later til å være et forhold der ikke bare du 

former et biologisk materiale, men der soppens vekst kanskje 
også kan påvirke dine tankebaner?

KL: Arbeidet med sopp er en interesse har utviklet seg fra å handle 
om forskning innenfor medisin og psykoterapi til å omhandle også 
miljø. Jeg reflekterer mye over materialene jeg bruker i min egen 
kunstproduksjon, og det er vanskelig hver gang jeg står overfor et 
steg i prosessen hvor plast eller annet miljøskadelig materiale vir-
ker uunngåelig å benytte seg av. Jeg prøver å gjenbruke materialer 
der jeg kan, men jeg ser også at dette er et mye større problem enn 
enkeltindividets avgjørelser i hverdagen, som ikke alltid er like lett 
å gi avkall på. Det er systemer og strukturer som må endres – vi 
trenger nyere og bedre ideer, rett og slett. Jeg har ikke svar på hva 
det er, men jeg tror at jeg som kunstner likevel kan bidra med et 
fokus gjennom arbeidet mitt.
 – Og sopp er da utrolig interessant, både som nedbryter i natu-
ren og som materiale i seg selv. Det finnes mycel-blokker, som 
altså er laget av den vegetative delen av sopp. Disse kan brukes 
istedenfor betong i bygningsarbeid. Dette stoffet kan dessuten 
brukes til å lage klær og sko og som erstatning for skinn, for å ikke 
glemme som medisin, antibiotika, og sikkert mye mer vi ikke har 
tenkt på ennå.

1 Samlebetegnelse på en strømning innenfor kunsthistoriefaget der både 
feministisk, marxistisk, strukturalistisk, psykoanalytisk og sosiopolitisk 
tankegods søker å revurdere visse forhold i mer tradisjonell kunsthistorie.

2 I «biletkrig» (image war) bruker en bilder i en eller annen form i en kamp-
situasjon. Eksemplene er hentet fra politikk, religion og krigssituasjoner, 
og kan slik sett også tilskrives en mer sosiopolitisk kontekst som her. 
Det løselige begrepet har blitt diskutert av blant andre W.J.T. Mitchell, 
Nicholas Mirzoeff og Bruno Latour.
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Hedda Grevle Ottesen i samtale med Sofia Eliasson

Samtidige fossiler
På Høstutstillingen får vi se Sofia Eliassons skulptur Fossil Beds  
– Double Green (2018): To tilnærmet svevende relieffer holdt oppe 
av en sveiset stålkonstruksjon på fire hjul. De mange lagene i relief-
fene bringer tankene i retning av ulike geologiske tidsaldre, samt  
historiske kart der verden ennå ikke er blitt definert som rund. Hun 
beskriver selv avstøpningene som samtidige fossiler, der den ned-
tegnede historien og materialene vi etterlater oss, er beviser på vår 
eksistens i dag, og en potensiell fremtid.
 Svenske Sofia Eliasson (f. 1981) er kunstner og assisterende  
maleriprofessor ved avdeling Kunstakademiet – Institutt for samtids-
kunst (KMD ved UiB). Hun tok mastergrad på samme sted i 2017, og 
har siden jobbet med skulpturelle installasjoner, der negative avstøp-
ninger av diverse materialer lagvis blir utsatt for forskjellige herdinger. 

Hedda Grevle Ottesen: Innledningsvis, fortell oss om hva du 
viser på Høstutstillingen?

Sofia Eliasson: Jeg stiller ut en del av et større prosjekt som heter 
Fossil Beds. Skulpturen består av en sveiset stålkonstruksjon og 
støpte relieffer av blant annet mineralkrystaller, akryl, pigment og 
papirfiber. I overflaten av relieffene kan du også se spor og avtrykk 
fra forskjellige typer urbant søppel som jeg har samlet inn fra flere 
områder i Stavanger. Skulpturene har avtrykk av mange forskjellige 
gjenstander, som en presenning, snusbokser, arbeidshansker og 
sugerør. Da jeg lette etter materialer, interesserte jeg meg for det 
som vi i hverdagen ser – eller snarere overser – i gatene og i den 
nedtegnede historien. Men også hvordan vi tilfører gjenstander og 
materialer ulik verdi.
 – Jeg dro også til Åmøy utenfor Stavanger for å studere helle-
ristningene i fjellet, og kom tilbake til studioet med materialer som 
hadde drevet i land der. Helleristninger er i sin essens negative 
avtrykk, laget av en menneskelig hånd, som etterlater historiske 
spor av tilstedeværelse i steinen. Det får meg til å reflektere over 
de potensielle avtrykkene vi legger igjen i dag.

HGO: Du forteller om de historiske avtrykkene vi har skapt 
gjennom tidene, og at du selv jobber over lengre tidsperioder, 

Sofia Eliasson, fra utstillingen «Fossil Beds» ved Prosjektrom Normanns 
i Stavanger (2018). Naturlige mineraler, akryl, papir- og tekstilfiber, 
pigment, metall med mer. Avstøpninger av urbant søppel innsamlet 
i Stavanger og på Åmø. Foto: Jan Inge Haga.
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Sofia Eliasson, fra Inverted Eye (2018). Serie i 8 deler akryl- 
avstøpninger av stedsspesifikt materiale, sveisestål, pigment, 
oljepastell med mer. Installation i Muséhagen ved Natur-
historiskt Museum i Bergen. Del av «Orientering», initiert av 
Entreé, Tag Team Studio og Palmera. Foto: Thor Brødreskrift.

der materialene dikterer herdingen, slik at det oppstår 
en slags erosjon i verkene. Hvordan er foregår selve arbeids- 
prosessen?

SE: Avstøpningene blir produsert lagvis med mange herdningspro-
sesser. Arbeidet med å støpe og fjerne materialene er også fysiske 
prosesser som tar lang tid. Den materielle utforskningen er en vik-
tig del av utviklingen av mine prosjekter. Materialene og metodene 
jeg benytter, har sin egen «vilje» som i stor grad påvirker hvordan 
arbeidene tar form. Jeg synes det er interessant med prosesser der 
krefter som gravitasjon og vilkårlige hendelser virker inn på lik linje 
med de valgene jeg selv gjør.

HGO: Arbeidenes titler er koblet opp til vår enorme universal- 
historie1. For å stille et tilsvarende stort spørsmål: Hva vil du 
si er din agenda som kunstner?

SE: Min agenda kan sies å være det å se fysiske og historiske 
materialer som noe levende, og å undersøke hvordan de påvirker 
hverandre. Jeg prøver å nærme meg de store spørsmålene om tid 
og tilstedeværelse gjennom en form for materiell fantasi. Jeg er 
interessert i avtrykk både som en type språk og som dokumen-
tasjon – av tid, hendelser og materialer. Og hvordan teoretikeren 
Jane Bennett skriver om blant annet søppel i boka Vibrant Matter: 
A Political Ecology of Things2 (2010). Alt dette er en kilde til inspi-
rasjon for meg.

HGO: Hvor ser du kunsten din i den antropocene3 tidsalder?  
Du nevner at alt materiale er organisk, og at du åpenbart er 
interessert i nymaterialisme og feministisk teori …

SE: Jeg er interessert i ideer som utfordrer tradisjonell tenkning 
som skiller, deler og kategoriserer. Donna J. Haraway er også vik-
tig på denne måten. I boken Staying with the Trouble4 (2016) pre-
senterer hun et alternativ til antropocen gjennom det hun kaller  
chthulucene. Hun argumenterer for hvordan menneske og ikke- 
menneske er uløselig knyttet til hverandre. Det inspirer meg. 
Jeg vil stille spørsmål ved hierarkiet hvor mennesker er øverst 
og bakteriene langt nede, og jeg er interessert i forholdet mel-
lom historiske spor, materiale og innhold. Som ulike former for 
spor av lett gjenkjennelig hverdagslig emballasje – gjenstander 
som ved hjelp av tiden blir historiske. Sporene blir en form for 
moderne fossiler.



200 201

HG: Du presenterer to separate arbeider fra prosjektet på 
Høstutstillingen, men som fungerer sammen som én instal-
lasjon. Kan du fortelle mer om det?

SE: Noen av kjernematerialene i de to er jernoksider. På den ene 
siden har vi pigmentene fra en veggmaling, røde og svarte jernok-
sider som kommer fra en gruve i Mo i Rana. Mineralene har vært 
i jorden i en milliard år, før de nå er utvunnet og transformert til 
pigmenter. Så har vi oksidene omgjort til stål, som jo også frem-
stilles av dette.
 – Jeg har arbeidet med pigmenter en stund nå, og opprinnelsen 
deres. De du kjøper i en liten pose i butikken, kommer også fra et 
sted, enten de er naturlige eller syntetisk laget. Jernoksid som er 
syntetisk produsert i et laboratorium, har den samme kjemiske 
sammensetningen som et jernoksid av organisk opprinnelse. For 
en kjemiker er de det samme, men det er en enorm forskjell mellom 
sporene disse forskjellige oksidene skaper – hvis du sammenligner 
de sporene og avtrykkene som etterlates i et landskap av gruve-
drift, med dem fra laboratoriet.

1 En måte å tenke historie på, som én sammenhengende lineær 
 fortelling fremfor de forskjellige nasjonene historie, red.anm.
2 Bennett, Jane (2010). Vibrant Matter: A Political Ecology of Things. 
 Durham & London: Duke University Press.
3 Hyppig brukt betegnelse på nåtidens geologiske epoke, etter 
 holocen, som karakteriseres av – men ikke er begrenset til 
 – menneskeartens innvirkning på geologi, økosystemer et cetera.
4 Haraway, Donna J. (2016). Staying with the Trouble: Making Kin  
 in the Chthulucene. Durham & London: Duke University Press.

Gustav Svihus Borgersen i samtale med
Helge Skodvin og Christopher Jonassen

Laks i hagen og snik- 
fotografering av båtfolk  
– to fotografiske 
portretter av Norge
På Høstutstillingen viser Helge Skodvin (f. 1968) og Christopher 
Jonassen (f. 1978) bilder fra hver sin fotoserie. Skodvin har med 
En jungel der ute (2017–2019) tatt utgangspunkt i alle dyrefigu-
rene som omgir oss, noe han kaller et «zoologisk lavterskeltilbud». 
Jonassen har på sin side, ligget på en bro og fanget opp intetanende 
båtfolk med kameralinsen. Dette har blitt til serien Vessels (2018). 
De to fotoprosjektene viser en både komisk og kanskje ærlig side 
ved Norge og nordmenn.

Samtale med Helge Skodvin

Gustav Svihus Borgersen: I møtet med disse treffende små 
fotografiske glimtene må man bare spørre, Helge Skodvin: Opp- 
stilt eller bare observert?

Helge Skodvin: I utgangspunktet er det kun rene observasjoner. 
Jeg er hjelpeløs når det gjelder å finne opp scener eller regissere 
bilder, men jeg er brukbar på å observere og, muligens, forsterke 
bildet ved å rydde i det. Med dette mener jeg å fjerne elementer 
som er forstyrrende. Forsterke observasjonen. Altså rydde når 
bildet blir tatt, på stedet, ikke i Photoshop og lignende. Gjennom 
komposisjon, men også ved fysisk å fjerne blomsterkasser eller 
trillebårer (hvis ikke det er et poeng at trillebåren står der og jeg 
får lov å ha den med av de som bor der). Gjøre observasjonen så 
konsentrert som mulig.
 – Alle bildene i denne serien er tatt med film og kamera på 
stativ, så det er en langsom prosess, som gir tid til dette.

GSB: Både i denne menneskeløse serien og i arbeider som 
Vi kan ikke klage (2018) – der du dokumentert Bergen hver 
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Helge Skodvin, fra En jungel der ute (2019). Fotografi, del av serie.

dag gjennom mai måned – har du fanget opp et overraskende 
bredt utvalg situasjoner, samfunnslag og steder. Hvordan har 
du jobbet med dette? Går det i det hele tatt an å planlegge 
serier som dette i særlig grad forut for de fotografisk fikserte 
øyeblikkene?

HS: Selve bildet kan ikke planlegges, men serien som helhet kan 
planlegges. Det gjelder å ha såpass oversikt slik at når ting skjer, så 
er man på rett plass til rett tid. Jeg har en plan om at den dagen skal 
jeg være på det buekorpsjubileet, og seinere på kvelden på fjellyoga 
og så videre. Jeg tenker at med skikkelig struktur og streng disiplin, 
er sjansene større for å få til bra bilder. De som er best forberedt, 
har ofte mer flaks.

GSB: Det later til å ligge en form for kulturanalyse – i det minste 
en slags formening omkring sted og miljø – til grunn i bil-
dene: elgen foran cruiseskipet, lakseskulpturen utenfor den 
rødmalte hytten, den skinnende store flyteskilpadden foran 
den hvitmalte eneboligen. En slags habitussjekk; forskjellige 
miljøer og deres objekter, jamfør betegnelser som «zoologisk 
lavterskeltilbud».

HS: Tanken bak En jungel der ute er å vise hvordan det ser ut i det 
landet vi bor, akkurat nå. Jeg er veldig opptatt av det vanlige. Det 
landskapet vi ser hver dag, det vi ikke tenker på, men som bare er 
der. Det jeg vil med disse bildene, er å vise dette hverdagsland- 
skapet. For å forsterke det, bruker jeg et fremmed element, nemlig 
et eksotisk dyr. Jeg liker koblingen løve og rekkehus. Jeg liker det 
absurde ved at noen har en laks i hagen.

GSB: På sent 1970-tallet og gjennom det kommende tiåret 
dukket det i flere norske byer opp skulpturer av kronhjorter, 
seler, rever og høner i ulike offentlige rom. Midt i gatene. Dette 
fikk visstnok den tidligere Trondheim-situerte kunstneren 
Bruno Lundstrøm til å utbryte noe i retning av at: «Det er jo 
rene dyreparken der ute i gatene!» Likevel later mange til å 
overse alle dyrene rundt oss. Er det med en lignende erfaring 
du bestemte deg for å prøve å fange opp en liten del av alle de 
dyreskulpturene nordmenn faktisk omgir seg med?

HS: Da jeg vokste opp, bodde jeg på samme rom som mine to store- 
søstre, og jeg husker de spilte mye Bonnie Tyler. Åpningslåten på 
den platen er It’s A Jungle Out There (1983). Så jeg har et slags 



204 205

lydspor i hodet der den låten har altfor stor plass – i kombinasjon 
med at jeg har vært inne i en tung småbarnsperiode der mye dreier 
seg om dyr. På barne-tv og på filmer. På sengetøy og som kosedyr. 
Overalt. En dag jeg var ute og kjørte bil, kom jeg over en helt van-
lig enebolig med en Toyota parkert foran. Under verandaen hang 
det et dynetrekk med tigermotiv til tørk. Da kom ideen om dette 
prosjektet.

GSB: Du har en interessant fotografisk estetikk i det veldig 
klare, fargesterke. I Vi kan ikke klage-serien har du en mar-
kant bruk av blitz også. Kan du dele noen tanker om hvilken 
fotografisk estetikk du opererer innenfor?

HS: Jeg har to store fotografiske forbilder, nemlig Stephen Shore 
og Lars Tunbjörk. Og jeg tenker at min «stil» er et sted midt imellom 
der. Det kontrollerte, dokumenterende og vakre uttrykket til Shore, 
og det mer absurde og kommenterende til Tunbjörk.

Samtale med Christopher Jonassen

På Høstutstillingen viser Christopher Jonassen tre verk fra serien 
Vessels. Utgangspunktet for fotoserien kan sies å ha rot i hans egen 
barndom og sommerferier på Sørlandet.

GSB: Du har tidligere jobbet med noe så ordinært som 
undersiden av stekepanner; fotografert dem og fått dem til å 
ligne bilder av ukjente gigantiske planeter i verdensrommet. 
Hvordan kom ideen om å innkapsle sommerlige båtfolk med 
fotografiske utsnitt?

Christopher Jonassen: Tematisk kan prosjektene mine beskrives 
som studier av menneskelige handlingsmønstre og problem- 
stillinger, og de har alltid et utgangspunkt i mitt eget liv. En gjennom- 
gående drivkraft er ønsket om å vise det enkle og hverdagslige på 
nye og uventede måter, hvor spørsmål om hva vi egentlig er vitne 
til, og hva det kan fortelle oss om vår kultur og om oss selv, gjør seg 
gjeldende. Prosjektet startet som et tilbakeblikk på opplevelser 
jeg hadde som liten, på feriene sammen med familien på sørlands- 
hytten og på båtturene rundt den lille øyen vi bodde på. Her har jeg 
stått på en bro og kikket på andre mennesker, som kanskje har 
en liknende opplevelse som meg selv. På den måten er det både 
et nostalgisk tilbakeblikk, men også en måte å speile meg selv 
og mine opplevelser som menneske på. Jeg spør meg: «Hvem er Christopher Jonassen, fra Vessels (2018). Fotografi, del av serie.
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disse menneskene og hvor er de på vei? Hva kan dette handlings- 
mønsteret fortelle oss om vår kultur og oss som mennesker?»

GSB: Bildene har en er litt vektløse; menneskene ligger, står, 
sitter, lener seg. Men tatt rett ovenfra og ned flyter liksom 
posisjonene rundt i båtrommet du har fanget dem i. Har du 
bevisst prøvd å trosse visse optiske konvensjoner her?

CJ: Jeg er veldig opptatt av form og komposisjon, og synes utflatin-
gen som skjer ved å fotografere i fugleperspektiv med telelinse, er 
interessant. Målet var å fotografere så nær nitti graders vinkel som 
mulig, og å bruke skroget på båtene som utgangspunkt for å ramme 
inn motivene. Dette gjør at dybde og perspektiv forsvinner, og de 
formmessige kvalitetene som skjer naturlig innenfor rammen, 
fremheves. Ved å kutte ut sjøen rundt båtene forsterker jeg i tillegg 
følelsen av det begrensede fysiske rommet ombord. De medbrakte 
tingene, menneskekroppene, fargene og teksturene, danner på 
denne måten tilfeldige komposisjonelle elementer som lever sitt 
eget liv. Siden utsnittet allerede er satt, har det dermed bare vært 
opp til meg å fange de mest spennende sammenstillingene.
 – Det mest sentrale i motivene er naturligvis menneskene og 
de forskjellige scenene som utspiller seg ombord. Her kan vi lett 
la fantasien løpe løpsk og behandle medbrakte gjenstander og 
matvarer, aktiviteter og interiørvalg som indisier for våre subjek-
tive oppfatninger av menneskene ombord. I tillegg til disse sosiale 
markørene vil vi videre kunne spekulere over de ulike relasjons- 
konstellasjonene, gjennom å studere kroppsspråk, samspill og 
fysisk nærhet eller avstand.

GSB: Selv om det er noe svært privat over bildene – vi ser dem 
lettkledde, i sine særegne båter, fanget i avslapningsakten, 
så å si – forblir menneskene anonyme. Selv de som ligger på 
ryggen, har ansiktet skjult av for eksempel stoler. Selvfølgelig 
er det et personvern som gjelder her. Men det er vel også et 
poeng? At dette ikke er spesifikke portretter, men generelle 
størrelser med en overføringsverdi?

CJ: Bildene er intime og noen vil kanskje si grenseoverskridende 
nærgående, spesielt siden dette gjelder fremmede mennesker som 
ikke vet at de blir fotografert. Fotografiets evne til å fryse tiden 
gjør i tillegg at vi som betraktere kan studere de fremmede i ro og 
mak, uten selv å bli sett. Det som interesserer meg her, er men-
nesket generelt – ikke enkeltmennesket – og jeg har vært meg Christopher Jonassen, fra Vessels (2018). Fotografi, del av serie.
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veldig bevisst at ansikter ikke skal vises, jamfør personvern. Jeg 
tror også dette bidrar til å skape en viss spenning, eller dualitet, 
mellom nærhet og avstand, intimt og fremmed. 
 – Ved å sammenstille flere fotografier i en større serie med 
samme grunnleggende motiv, ønsker jeg å fremheve de små nyan-
sene. Dette gjør det kanskje også lettere for oss å speile oss selv i 
deres situasjon. Serien heter Vessels, som selvfølgelig refererer til 
båtene, men også til kroppene vi lever i, og som blir fartøy for våre 
samlede erfaringer og opplevelser.

GSB: Det er nesten noe ufrivillig komisk over denne fotoserien: 
de sterke fargene, bikinien eller boksershortsen som sitter 
på litt skeivt. Latskap, som vi alle er belemret med, kanskje 
særlig om sommeren i ferien, fanget uten mulighet for å rette 
seg opp, pynte på fasaden eller finne frem selfie-halvprofilen. 
Fotografiet jobber ikke for oss her – slik vi vanligvis bruker 
kamera i samtiden, som en forlengelse av oss selv og et hjelpe-
middel for å vise oss fra vår «beste side» – det registrerer oss. 
Det ligger ikke bare en subtil sosial kommentar i prosjektet, 
men kanskje også et forsøk på å bruke fotografiet for å kom-
mentere fotografiske praksiser?

CJ: Måten vi tar og leser fotografiet, er i stadig endring. I hvor stor 
grad kan vi kikke tilbake på denne tiden og få en realistisk eller 
representativ fremstilling av virkeligheten, når alt vi ser er de per-
fekte fremstillingene av oss selv? Dette er norsk sommeridyll, slik 
den kanskje egentlig fortoner seg, men ikke nødvendigvis slik vi 
gjerne fremstiller den. Borte er selfie-kulturens selviscenesettende 
estetikk, og igjen står situasjonen slik den faktisk var.
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Høstutstillingsprisen 
fra Bildende Kunstneres 
Hjelpefond (BKH)
Bildende Kunstneres Hjelpefonds Høstutstillingspris har som for-
mål å synliggjøre Høstutstillingens betydning for norsk samtids- 
kunst, samt å løfte frem kunstproduksjon av særlig høy kvalitet. 
BKH forvalter midlene fra Kunstavgiften og fremmer kunst- 
produksjon i Norge gjennom stipend, vederlag, ulike tilskudds- 
ordninger og kunstpriser. Prisen er på 150 000 kroner og skal gå til 
kunstneren som deltar på Høstutstillingen med verket juryen finner 
mest betydningsfullt. Juryen for 2019 består av Marte Aas, leder for 
Den Nasjonale Jury 2019, Emil Finnerud, oppnevnt av kunstseksjonen 
i Kritikerlaget og Nils Eger, oppnevnt av BKH. 

Siste års prisvinnere:
2018:  Johannes Engelsen Espedal
2017:  Aleksander Stav
2016:  Anne Guro Larsmon
2015:  Tine Aamodt
2014:  Svein Møxvold

www.kunstfond.no 
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Norske Grafikeres
Fonds grafikkpris
Norske Grafikeres Fonds grafikkpris ble opprettet i 2015 for å øke 
interessen for og utviklingen av norsk grafikk. Prisen på 50 000 
kroner blir hvert år tildelt en kunstner ved Høstutstillingen som 
utmerker seg innenfor grafikkmediet. Norske Grafikere er en lands-
dekkende forening for yrkesaktive grafikere og et visningssted for 
samtidsgrafikk. Foreningen ble stiftet i 1919 for å gjøre grafikken 
kjent som egen kunstart og for å bedre kunstnernes situasjon. 
Årets priskomité består av Petter Buhagen, Gro Finne, og Per 
Kristian Nygård fra Norske Grafikeres fondsstyre.

Siste års prisvinnere: 
2018:  Martin Stråhle 
2017:  Patrik Berg
2016:  Gro Finne
2015:  Ellen Karin Mæhlum

www.norske-grafikere.no

Norske Kunstforeningers 
debutantpris
I 2019 deler Norske Kunstforeninger for tiende gang ut en pris til  
en debutant på Høstutstillingen. Formålet med prisen på 50 000 
kroner er å løfte fram og synliggjøre unge samtidskunstnere i 
Norge. Prisen setter også søkelys på det viktige samspillet mellom 
samtidskunstnere og kunstforeninger. Ofte fungerer nettopp de 
151 kunstforeningene i landet som et springbrett for unge kunst-
nere, og sammen gjør de ny kunst tilgjengelig for publikum over 
hele Norge.

Årets jury:
 Øyvind R. Kvarme (nestleder, 
 Norske Kunstforeninger)
 Cathrine Terese Persson (daglig leder/
 intendant, Bodø Kunstforening)
 Ida Haugland (gallerileder, Ålesund
 Kunstforening / KHÅK Kunsthall)
 Julie Lillelien Porter (jurymedlem, 
 Den Nasjonale Jury 2019, Statens
  kunstutstilling, Høstutstillingen)

Siste års prisvinnere:
2018:  Arild Våge Berge
2017:  Anna Christina Lorenzen
2016:  Karin Blomgren
2015:  Sebastian Makonnen Kjølaas
2014:  Heidi Kennedy Skjerve

www.kunstforeninger.no
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Prix français /
Den franske pris
Every other year, Institut français de Norvège and Institut français 
de Paris awards a French prize in the framework of the annual 
Høstutstillingen in Oslo organized by the association Norske 
Billedkunstnere (NBK).
 The Prix français was created in 1998 to reinforce collaborations 
and partnerships between French and Norwegian artists but 
also cultural institutions (art centers, galleries, fairs, etc.), and 
to encourage the cultural dialogue in the field of visual arts bet-
ween our countries. Through this prize Institut français is eager 
to develop its tradition of hospitality for foreign artists and to 
encourage the presence of foreign cultures in France.
 The winner will be awarded by Institut français a three-months 
residency in Paris. The artist will get the opportunity to develop their 
research project and have the opportunity to meet professionals, 
and to be guided and advised by the team of the Institut français 
in Paris.
 Marianne Hultman, director of Oslo Kunstforening and Elfi 
Turpin, art director of the Centre Rhénan d’Art Contemporain  
(CRAC Alsace) and vice president of the D.C.A, form the Prix 
français committee for 2019.

Institut français develops an important program for foreign artists 
in residence.

Previous laureates: 
2017:  Daisuke Kosugi
2015:  Kjersti G. Andvig
2013:  Bjørn Bjarre
2011:  Stine Wexelsen Goksøyr
2009:  Crispin Gurholt 

www.institutfrancais.com



Statens 132. kunstutstilling
Høstutstillingen 2019

Kunstnernes Hus
Wergelandsveien 17, Oslo
7. september–13. oktober

Høstutstillingen er arrangert  
av Norske Billedkunstnere (NBK)
 
For program i utstillingsperioden,
se www.hostutstillingen.no

Åpningstider:
Tirsdag–fredag 09:00–18:00
(09:00–11:00 forbeholdt skoleklasser)
Lørdag–søndag 11:00–18:00
Mandager åpent kun for skoleklasser
på omvisning (etter avtale) 
 
Inngangsbillett:
kr. 120,– (ordinær)
kr. 80,– (student/honnør)

Gratis inngang for personer under 18 år
Gratis inngang for medlemmer  
NBK, ICOM, IAA, Plot/Oslo 
og Kuratorforeningen ved  
fremvisning av medlemskort

Offentlige omvisninger:
Torsdager kl. 17:00
Søndager kl. 14:00

Den Nasjonale Jury 2019:
Marte Aas (juryleder)
Anders Kjellesvik 
Tom Stian Kosmo
Julie Lillelien Porter
Joar Nango
Anna Ihle (t.o.m. mai 2019)

Administrasjon:
Utstillingsleder:  
Charlotte Torset Dølvik
Utstillingskoordinator:  
Hanne Gudrun Gulljord
Formidlingsansvarlig:  
Inger Fure Grøtting
Jury- og administrasjons sekretær:  
Hanne Mandelid
Kommunikasjonsansvarlig:  
Katrine Sviland

Høstutstillingens katalog og Billedkunst 
nr. 4 2019 er en spesialutgave
som gis ut samlet til abonnenter

Redaksjon katalog:
Billedkunst v/ Kjetil Røed og Tine Semb 
i samarbeid med Høstutstillingens 
administrasjon

Ekstern korrektur (intervjuer):
Silje Rønneberg Hogstad og
Gustav Svihus Borgersen

Fotodokumentasjon av verk:
Vegard Kleven (i enkelte tilfeller er  
verksbilder innhentet fra kunstneren)

Design:
Yokoland ved Aslak Gurholt,
Martin Asbjørnsen og Alejandro Rojas

Skrift: Theinhardt Medium
Papir: Tom & Otto Gloss, Munken Lynx 
Trykk: Nilz & Otto Grafisk AS

Ansatte utstillingsproduksjon:
Booking: Iðunn Ýr Alman-Kaas
Prosjektmedarbeider: Jannik Abel
Teknikere: Øyvind Aspen, Marius Wang, 
Hallgeir Tveitan, Lars Erik Engnæs, 
Eirik Abri, Urd Pedersen og Alexander 
Qvale Gilje

Kunstsalg:
Vi minner om at det i tillegg til  
oppgitt pris kommer 5 % til Bildende 
Kunstneres Hjelpefond (BKH).  
Ta kontakt for mer informasjon 
om salg: post@hostutstillingen.no

Takk til: 
Sparebankstiftelsen DNB
Bildende Kunstneres Hjelpefond
Norske Kunstforeninger
Institut français de Norvège
Norske Grafikeres Fond
Kunstnernes Hus
Lofthus Samvirkelag
Vår mediepartner Dagsavisen
Bane NOR Eiendom / Rom for kunst
Fauske kommune og Trygve Luktvasslimo


