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the biennial, the jury naturally enough discussed which works to select 
within the biennial as a whole. Predefined concepts, themes, or exhibition 
titles can quickly become a strait-jacket rather than inspirational and 
meaningful springboards. The objective is of course to give room to both 
the works and the viewer and to liberate each work’s complexity and 
infinite possibilities of interpretation. 
	 After the jury had reviewed all the submissions, one concept in 
particular seemed to be relevant for several of the projects we wanted to 
include: “local community”. This sparked off a discussion on what this 
particular concept actually means. “Local community” is basically a 
catch-all term for the various physical and social factors within a certain 
area, such as traffic conditions, public and private services, children’s 
opportunities for play, outdoor life, and so forth. Such issues are perhaps 
not all that sexy, but our discussion dealt with what this concept can 
encompass in a wider sense, both physically and mentally: the world at 
large; things that are found nearby or that are close; what you are 
engaged in; what preoccupies your thoughts; things that make you act or 
react; things that inspire or provoke you; things you cannot ignore. 
A local community can also be understood as an important partner and 

Da juryen gikk gjennom søknadene til biennalen, oppstod naturlig nok en 
diskusjon rundt helhet og utvalg. Overbygning, tematikk, eller utstillings
titler kan fort fremstå begrensende eller som en tvangstrøye i stedet for 
inspirerende og meningsfylte springbrett. Målet er selvfølgelig å gi rom 
både til arbeidene og til betrakteren, og frigjøre det enkelte verkets 
kompleksitet og uuttømmelige tolkningsmuligheter. 
	 Etter å ha gått igjennom alle søknadene var det ett begrep som 
meldte seg, og som syntes å være relevant for flere av prosjektene vi 
ønsket å ta med videre, nemlig «nærmiljø». Det ble starten på en disku-
sjon om hva som egentlig ligger i dette begrepet. I utgangspunktet er 
nærmiljø en samlebetegnelse for de ulike fysiske og sosiale forholdene 
i et lokalmiljø som blant annet omfatter trafikkforhold, samfunnsmessige 
og kommersielle tjenester, barns lekemuligheter og mulighetene for 
friluftsliv. Ikke så veldig sexy kanskje, men vår diskusjon gikk ut på hva 
dette begrepet kan romme i en utvidet forstand, både fysisk og mentalt; 
omverden, det som befinner seg i nærheten eller er nært, det du er 
engasjert i, det som opptar tankene dine, det som får deg til å handle eller 
reagere, det som inspirerer eller provoserer, det du ikke kan overse. 
Nærmiljø kan også forstås som en viktig medspiller og forutsetning for 

HELGA-MARIE NORDBY CURATOR & JURY LEADER FOR THE 2013 NORWEGIAN SCULPTURE BIENNIAL

TO CROSS THE CREEK TO FETCH WATER

The Norwegian expression å gå over bekken etter vann (“to cross the 
creek to fetch water”) refers to an action that is pointless, overly compli-
cated, or unnecessary. But since when was the shortest and simplest 
route the most interesting one? 

Welcome to the 7th Norwegian Sculpture Biennial! The task of leading the 
jury and curating this wide-ranging exhibition has been both wonderful 
and challenging. It has not least been exciting to work alongside artists 
from so many generations and so different genres. Some of the works 
on display were created especially for the biennial, while others were 
pre-existing works. The 2013 Sculpture Biennial takes place in the 
Vigeland Museum, and this time we are using the entire museum, the 
museum’s environs, and The Frogner Park. This allows the works to 
engage directly with public areas and an even larger audience. 
	 Even though the projects selected for the biennial represent a diver- 
sity of styles, either their form or their content can be defined within a 
sculptural, three-dimensional field. When reviewing the submissions to 

OVER BEKKEN ETTER VANN

«Å gå over bekken etter vann» referer til en handling som er meningsløs, 
overkomplisert eller unødvendig – men når ble den korteste og enkleste 
veien den mest interessante?  
 
Velkommen til den 7. Norske Skulpturbiennale! Det har vært en flott og 
krevende oppgave å være juryleder og kurator for denne omfattende 
utstillingen. Ikke minst har det vært spennende å jobbe med kunstnere 
fra så mange ulike generasjoner og med så forskjellige praksiser. 
Arbeidene i utstillingen er enten produsert spesielt for biennalen, eller 
er allerede eksisterende og bearbeidede verk. Skulpturbiennalen 2013 
finner sted i Vigeland-museet, og i år har vi tatt i bruk hele museet, 
området rundt museumsbygningen og Frognerparken. På denne måten 
går arbeidene direkte i dialog med det offentlige rom og et enda 
større publikum.  
	 Selv om de utvalgte prosjektene i Skulpturbiennalen representerer 
et mangfold av uttrykksformer, kan de samtidig defineres innenfor et 
skulpturelt, tredimensjonalt felt – form- eller innholdsmessig. 

HELGA-MARIE NORDBY KURATOR OG JURYLEDER NORSK SKULPTURBIENNALE 2013
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artists being displayed have been inspired by this context. The focus here 
is nonetheless not on Vigeland himself but on how artists work and 
design complex, important creations on the basis of the world around 
them, and in a continuous dialogue with their surroundings. 
	 Over bekken etter vann is the title of the 2013 biennial. The expres-
sion is a familiar one in Norway and is an idiom, that is, a set phrase 
or figure of speech that is only meaningful within a given language and 
that often cannot be translated verbatim without losing its meaning. 
Idioms often refer to concrete actions and resemble proverbs. Å gå over 
bekken etter vann, that is, to cross the creek to fetch water, refers to 
something that is cumbersome, pointless, or overly complicated – you 
end up carrying a heavy load a bit farther than necessary. A similar idiom 
in English, for example, is “carrying coals to Newcastle”.
	 But the simplest and quickest route is rarely the most interesting 
one, is it? In the context of art and the artistic process, Over bekken etter 
vann rather articulates something meaningful and fundamental, namely 
a friction or opposition that most artists find necessary in order to create. 
The extra round is actually indispensable here – the quickest route does 
not afford the same opportunities. The artist has to stop and take in his 

Likevel, fokuset er ikke her på Vigeland, men heller på hvordan kunstnere 
jobber og utformer komplekse og viktige produksjoner med utgangs-
punkt i sin omverden, og i kontinuerlig dialog med sine omgivelser. 
	 Over bekken etter vann er tittelen på årets biennale. Uttrykket er 
sikkert kjent for de fleste og er et idiom – et fast uttrykk eller uttrykksmåte 
som bare gjelder for ett språk og som ikke kan oversettes ord for ord med 
samme betydning til et annet språk. Idiomer viser ofte til konkrete hand-
linger og kan likne på ordtak. «Å gå over bekken etter vann», henviser 
til noe som er tungvint, meningsløst eller overkomplisert – man går og 
bærer tungt litt lenger enn det som strengt tatt er nødvendig. På engelsk 
for eksempel oversettes dette idiomet med «carrying coals to Newcastle».
	 Men den enkleste og raskeste veien er vel sjelden den mest inter-
essante? Satt i sammenheng med kunst og den kunstneriske prosessen 
er Over bekken etter vann heller et uttrykk for noe meningsfullt og 
grunnleggende – en motstand som for de fleste kunstnere er en forutset-
ning for å skape. Her er den ekstra runden helt nødvendig. Den kjap-
peste veien åpner ikke opp for de samme mulighetene. Man må stoppe 
opp og ta inn omgivelsene, gå en omvei, stanse igjen for å tenke seg om, 
for så å ta en ny avstikker, før man vender tilbake. Å skape kunst, 

HELGA-MARIE NORDBY CURATOR & JURY LEADER FOR THE 2013 NORWEGIAN SCULPTURE BIENNIAL

prerequisite for the artistic process. Ideas come into being in the 
encounter between the artist and what surrounds him or her, by means 
of observation, exploration, and elaboration, that is, through the contin-
uous interaction between personal experiences and the social and 
political reality surrounding us. A work of art, whether in the production 
phase or during the encounter with the viewer, can be understood as a 
magnetic field that continuously draws on its surroundings in order to be 
realized, experienced, and comprehended. 
	 The 2013 biennial features works that relate directly to the sculptor 
Gustav Vigeland, the Vigeland Museum, or the Vigeland Park; works 
that are either based on or produced with materials taken from the artists’ 
own local communities or found in the environs of Frogner Park; works 
that refer to the history of sculpture or the role of the sculptor; works that 
reflect local politics or the city we live in; works that explore and refer 
to entirely different local communities and cultures than our own; works 
that base themselves on the artists’ own experiences; and works that are 
relational and that explicitly address and attract the biennial’s audience. 
The Vigeland Museum and the Vigeland Park are distinctive areas where 
it is nigh impossible to avoid Vigeland’s art and life, and many of the 

den kunstneriske prosessen. Ideene blir til i møtet mellom kunstneren og 
det som omgir ham/henne gjennom observasjon, opplevelse, utforskning 
og bearbeidelse. Et kontinuerlig forhold mellom personlige erfaringer 
og den sosiale og politiske virkelighet som omgir oss. Et kunstverk – både 
i produksjonsfasen og i møtet med betrakteren – kan forstås som et 
magnetfelt som kontinuerlig trekker inn omverdenen for å realiseres, 
erfares og begripes. 
	 I Skulpturbiennalen 2013 finner vi arbeider som forholder seg til 
Vigeland-museet, til billedhuggeren Gustav Vigeland og til selve parken, 
arbeider som er basert på/produsert med materialer hentet fra kunstner-
nes egne nærmiljøer eller i Frognerparkens omgivelser, arbeider med 
referanser til skulpturhistorien eller skulptørrollen, arbeider som reflek-
terer lokalpolitiske prosesser eller byen vi bor i, arbeider som utforsker 
og refererer til helt andre nærmiljøer og kulturer enn de vi omgir oss med 
her, arbeider som baserer seg på det selvopplevde, arbeider som er 
relasjonelle og eksplisitt forholder seg til og trekker inn Skulpturbienna-
lens publikum. Vigeland-museet og Vigelandsanlegget er helt særskilte 
steder hvor Vigelands kunst og liv vanskelig kan unngås, og mange 
av biennalekunstnerne har latt seg inspirere av denne konteksten. 

HELGA-MARIE NORDBY KURATOR OG JURYLEDER NORSK SKULPTURBIENNALE 2013
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NORWEGIAN SCULPTURE BIENNIAL 2013

From 13th September to 10th November 2013, the Association of Norwegian 
Sculptors will present the 7th Norwegian Sculpture Biennial, this year 
under the banner Over bekken etter vann. In addition to Helga-Marie 
Nordby, the principal curator of the 2013 biennial, the jury comprised the 
artists Ebba Moi and Hans Martin Øien (appointed by the board of the 
Association of Norwegian Sculptors) and Guri Skuggen and Jarle Strøm
odden from the Vigeland Museum. 230 artists applied to take part in this 
year’s biennial; ultimately, the jury ended up selecting thirtysix out of the 
total of thirtyeight artists who ultimately were included in the biennial. This 
represents the largest number of artists yet at one of our biennials. While 
going through the various submissions, the curator and the jury discovered 
a common denominator or theme for the current exhibition, with the 
Norwegian Sculpture Biennial 2013 showing how artists develop complex 
works by engaging in a dialogue with their surroundings, art history, and 
the very role of the artist. This may be seen not only at the Vigeland 
Museum itself but also in the museum’s immediate surroundings and the 
Vigeland Park, Oslo city centre, and the outlying neighbourhood of Veitvet. 

NORSK SKULPTURBIENNALE 2013

Norsk Billedhoggerforening inviterer til den 7. Norsk Skulpturbiennale 
i perioden 13. september til 10. november 2013 med tittelen Over bekken etter 
vann. 230 kunstnere meldte sin interesse for å delta på årets Skulpturbien-
nale, og 36 prosjekter av i alt 38 kunstnere ble valgt ut av biennalens jury. 
Hovedkurator i 2013 har vært Helga-Marie Nordby, mens juryen forøvrig besto 
av kunstnerne Ebba Moi og Hans Martin Øien oppnevnt av Norsk Billedhog-
gerforenings styre, og Guri Skuggen og Jarle Strømodden fra Vigeland-
museet. Dette er det største antall kunstnere som hittil har deltatt på våre 
skulpturbiennaler. Kurator og jury har under arbeidet med de innsendte 
søknadene funnet en fellesnevner, eller et tema for årets utstilling. Norsk 
Skulpturbiennale 2013 viser hvordan kunstnere utvikler komplekse produk-
sjoner i dialog med et nærmiljø som både kan være stedspesifikt, og som 
henter referanser fra kunsthistorien eller kunstnerrollen. Dette blir dokumen-
tert ikke bare inne i Vigeland-museets lokaler, men også i museets omgivel-
ser, i Vigelandsparken, i Oslo sentrum og i bydelen Veitvet. Kurator Helga-
Marie Nordby behandler dette mer omfattende i sin tekst i denne katalogen, 
hvor utstillingen og de enkelte kunstnerne blir utførlig presentert.

ARVE BRINGAKER INTENDANT NORSK BILLEDHOGGERFORENING

or her surroundings, make a detour, stop again for a rethink, then make a 
new detour, only to turn around again. It takes time both to create art and 
to get to know and appreciate art. And when you spend time on some-
thing, you also express that this is something worthwhile. We often say 
that time is the most valuable thing we have; by highlighting something, 
elevating it to the public sphere, making it visible, we say that this is 
something worth dwelling on and contemplating. The artist and the viewer 
come from the same world but have each their own starting points, 
notions, and conceptual frameworks. Art lies somewhere in between, 
serving as a meeting place or a magnetic field for all this. Over bekken 
etter vann is the extra stretch of road, the extra time we have to spend in 
order to create something and familiarize ourselves with the complex 
world in which we live. We live in an era of enormous challenges, of 
economic stagnation, unemployment, and environmental crises, where 
there are no quick fixes, only endless trips across the creek. We have 
to search in new places, we have to take new routes – and that takes time.

å sette seg inn i og oppleve kunst, tar tid. Idet man bruker tid på noe, 
gir man også uttrykk for at dette noe er viktig. Vi sier ofte at tid er det 
mest verdifulle vi har. Ved å peke på noe, løfte det inn i en offentlighet, 
gjøre det synlig sier vi at det er verdt å dvele ved, kjenne på, reflektere 
rundt. Kunstneren og betrakteren kommer fra samme verden, men har 
hvert sitt individuelle utgangspunkt, forståelser og referanserammer. 
Kunsten befinner seg et sted i mellom og er en møteplass, eller magnetfelt 
for alt dette. Over bekken etter vann er den ekstra veien, den ekstra tiden 
vi er nødt til å bruke for å skape og for å sette oss inn i den komplekse 
verden som omgir oss. Vi lever i en tid med enorme utfordringer: økono-
misk stagnasjon, arbeidsledighet og miljøkriser, her finnes ingen enkle 
og raske løsninger, bare talløse turer over bekken. Det må letes på nye 
steder, vi må gå nye veier og det tar tid.

HELGA-MARIE NORDBY KURATOR OG JURYLEDER NORSK SKULPTURBIENNALE 2013
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the costs of this year’s exhibition. Recognizing how the Norwegian 
Sculpture Biennial has grown in size and stature, the Association of 
Norwegian Sculptors has currently applied to the Arts Council Norway 
for a permanent, separate item in the government budget for future 
biennials. We firmly believe that the 7th Norwegian Sculpture Biennial 
will provide a tremendous boost to the application – this is not least due 
to the participating artists, who are hereby thanked for all the creativity 
and hard work that we as the organizers benefit from on a fairly tight 
budget. The Association of Norwegian Sculptors would also like to thank 
Museum Director Jarle Strømodden, Conservator Guri Skuggen, and the 
handful of personnel at the Vigeland Museum, which once again has 
been tasked with managing something as extensive and manifold as the 
Norwegian Sculpture Biennial.

Kulturråd om en fast, egen post på statsbudsjettet for fremtidens bien-
naler. Vi mener og tror at den 7. Norsk Skulpturbiennale i 2013 er en 
svært overbevisende del av den søknaden. Ikke minst skyldes dette alle 
de deltakende kunstnerne, som herved takkes for all den fantasi og 
innsatsvilje vi som arrangører opplever innfor nokså trange rammer. 
Norsk Billedhoggerforening vil også takke museumsleder Jarle Strømod-
den, konservator Guri Skuggen og den fåtallige staben ved Vigeland-
museet, som nok en gang må håndtere noe så omfattende og mangfoldig 
som Norsk Skulpturbiennale. 

ARVE BRINGAKER DIRECTOR THE ASSOCIATION OF NORWEGIAN SCULPTORS

Undertegnede var sammen med styret i Norsk Billedhoggerforening 
initiativtaker til Norsk Skulpturbiennale i etterkant av foreningens 
50-års jubileum i 1996. Dette arbeidet resulterte i den første biennalen, 
avviklet på Stenersenmuseet i Oslo i 1999. I anledning av at underteg-
nede er med i forberedelse til Norsk Skulpturbiennale for siste gang – 
pensjonstilværelsen gjør seg gjeldende fra 2014 – er det svært gledelig 
å kunne konstatere at Norsk Skulpturbiennale siden starten har utviklet 
seg til den største og kanskje mest betydningsfulle faste utstilling i Norge 
for kunstnere som arbeider i et tredimensjonalt kunstuttrykk. For Norsk 
Billedhoggerforening har dette åpenbart hatt mange positive konse-
kvenser hva gjelder både rekruttering av nye, aktive medlemmer, men også 
sett i sammenheng med foreningens aktive deltakelse i den alltid aktuelle 
debatten om selve skulpturbegrepet i vår tid.  
	 Utstillingen er et kostbart og tidkrevende prosjekt for foreningen 
og for vår kontorstab bestående av to og en halv stilling. Vi er derfor 
svært takknemlige for de bidrag som har kommet som ekstratilskudd til 
årets biennale fra Norsk Kulturråd og fra Kulturetaten i Oslo kommune. 
I erkjennelsen av hvordan biennalen har vokst i størrelse og betydning, 
har Norsk Billedhoggerforening i 2013 lagt inn en søknad i Norsk 

Helga-Marie Nordby discusses this more in depth in her essay for this 
catalogue, which presents the exhibition and the individual artists in 
greater detail.
	 Along with the board of the Association of Norwegian Sculptors, 
I helped initiate the Norwegian Sculpture Biennial following the 
association’s fiftieth anniversary in 1996. Our efforts resulted in the 
inaugural biennial, which was held at the Stenersen Museum in Oslo  
in 1999. Given that this is the last time I will help organize the Norwegian 
Sculpture Biennial – retirement looms in 2014 – it gives me the utmost 
pleasure to observe that the Norwegian Sculpture Biennial has evolved 
into the largest and perhaps most prominent regular exhibition in Norway 
for artists who work with three-dimensional art. For the Association of 
Norwegian Sculptors, the biennial has clearly been a boon for recruiting 
new, active members and for engaging in the ever-current discussion 
of the very notion of sculpture in our time.
	 The exhibition is an expensive and time-consuming project for the 
association and for our staff (comprising one part-time and two full-time 
positions). We therefore greatly appreciate that the Arts Council Norway 
and the municipality of Oslo’s Department of Culture have helped defray 

ARVE BRINGAKER INTENDANT NORSK BILLEDHOGGERFORENING
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On behalf of the Vigeland Museum, I would like to thank curator Helga-
Marie Nordby for her excellent work. I would also like thank all of the 
museum’s employees, who each in their own way have enhanced the 
biennial. Finally, I must of course also thank the Association of Norwegian 
Sculptors for our collaboration and express my high hopes for the upcom-
ing years. And finally – because this time it really is final – I would like 
to extend my most heartfelt thanks to my colleague Arve Bringaker for our 
many years of collaboration and discussion.
	 All that then remains to say is – enjoy!

ansatte som hver på sin måte bidrar til biennalen. Avslutningsvis vil jeg 
så klart rette en takk til Norsk Billedhoggerforening for samarbeidet 
og ser frem til de neste årene. Helt til slutt – fordi det er slutt – en hjertelig 
takk til intendant Arve Bringaker for godt samarbeid og gode skifter i 
årenes løp.
	 Ellers? Enjoy!

JARLE STRØMODDEN DIRECTOR THE VIGELAND MUSEUM

THE SCULPTURE BIENNIAL 2013

It is once again my great pleasure to welcome the public to the Norwegian 
Sculpture Biennial. I could have written “to the Vigeland Museum”, 
but our collaboration with the Association of Norwegian Sculptors has 
gradually evolved and the biennial has expanded as a result. It is no 
longer contained within the walls of the museum, nor even in the imme-
diate vicinity of the museum. This year’s curator, Helga-Marie Nordby, 
has managed to use the cityscape by situating individual works in public 
areas within the city of Oslo.
	 Unlike previous incarnations, the 2013 biennial has not been 
governed by a predetermined theme, and during the selection process 
this has been as liberating as it has been challenging. One of the chal-
lenges has been to choose from among the cornucopia of high-quality 
entries. It is gratifying to note that the number of applicants has in- 
creased for each biennial, as this has allowed us to accept those artists 
and pieces we have considered to be the most outstanding, challenging, 
and intriguing. And I would humbly submit that we have chosen well.
	

SKULPTURBIENNALEN 2013 

Det er en stor glede nok en gang å ønske velkommen til Skulpturbien-
nalen. Jeg kunne skrevet «til museet». Men samarbeidet med Norsk 
Billedhoggerforening har opp gjennom årene utviklet seg og slik har 
biennalen utvidet seg. Den befinner seg ikke bare innenfor museets 
vegger og heller ikke alene i museets umiddelbare nærhet. Årets kurator, 
Helga-Marie Nordby, har evnet å ta byen i bruk gjennom plassering av 
enkeltverk i det offentlige rom innenfor Oslos bygrense.
	 I motsetning til tidligere biennaler så har vi for årets ikke vært styrt 
av et på forhånd lagt tema. Dette har vært et både befriende og utfor-
drende element i utvelgelsesprosessen. En av utfordringene har vært å 
velge blant de mange og gode innsendte forslagene, og det er gledelig 
å registrere at antall søkere øker for hver gang. Det beste ved en slik 
situasjon er at vi har kunnet anta de kunstnere og verk som vi har funnet 
gode, utfordrende og mest interessante. I all beskjedenhet tør jeg mene 
at vi har klart å gjøre gode valg.
	 På vegne av Vigeland-museet vil jeg takke kurator Helga-Marie 
Nordby for et meget godt utført arbeide. Jeg vil også takke alle museets 

JARLE STRØMODDEN MUSEUMSLEDER VIGELAND-MUSEET
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FADE

Tonje B. Anderssons verk Fade er et fysisk og 
visuelt inngrep i arkitekturen. Ett av vinduene i 
Vigelands leilighet har fått en pulserende 
rød-oransje farge som blir mer og mer synlig 
ettersom mørket faller på. Verket er uteluk-
kende synlig fra utsiden av bygget og er ment å 
vekke nysgjerrighet hos forbipasserende og 
publikum: Hva skjer? Hva befinner seg innenfor 
vinduet? Betrakteren kommer på sett og vis 
ikke nær nok, verken løsningen eller verket, det 
befinner seg 10 meter opp på fasaden.

Anderssons verk refererer blant annet til 
kroppen og kroppslige prosesser. Dimmingen 
av lyset fungerer som en puls, den røde fargen 
er blodet som pumpes gjennom årene. 
Museumsbygningen blir på denne måten en 
levende kropp som i glimt viser oss sitt indre. 
Fade knytter seg også til mytologien med sin 
lokkende og forførende farge. Verket er synlig på 
lang avstand og lokker betrakteren til seg, 
slik sirenene i Homers odyssé-saga gjorde. 
Det er tiltrekkende, men heldigvis ikke med 
dødelig utgang denne gangen.

FADE

Tonje B. Andersson’s work Fade is a physical 
and visual incision into architecture. One of the 
windows in Vigeland’s apartment has been 
equipped with a pulsating, red-orange colour 
that becomes ever more visible as nightfall sets 
in. The work is only visible from the outside of 
the building and is meant to arouse the curiosity 
of passers-by and the general public: What’s 
going on? What’s inside the window? But the 
viewer will in a sense never get close enough, 
neither to the solution nor to the work itself, 
which is located 10 metres above the ground.

Andersson’s work refers to the body and to 
bodily processes: the dimming of the light acts 
as a pulse, while the colour red is the blood that 
is pumped through the arteries. The museum 
building thereby becomes a living body that 
reveals its inner workings in small flashes. Fade 
alludes moreover to mythology: with its alluring, 
seductive colour and long-distance visibility, 
the work lures random viewers to it, akin to the 
Sirens described by Homer in the Odyssey – 
though this time without the risk of death and 
destruction.

TONJE BARTNES ANDERSSON
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LIGGENDE KVINNEFIGUR 

Christine Aspelunds vakre og sovende 
kvinnefigur er plassert i et eget lite, nesten 
sakralt rom i Vigeland-museet. Skulpturen 
i gips er utført i en klassisk figurativ stil med 
stor presisjon og følsomhet for form og 
overflater. 

Uttrykket er nøytralt og stillferdig, og nesten 
litt gåtefullt. En kvinne ligger sovende i 
fosterstilling rett på gulvet. Kunstneren har 
unnlatt å gi figuren et ekspressivt uttrykk 
som forteller oss noe om hvem dette er: Det 
sovende mennesket avslører ingenting. 
Samtidig utstråler skulpturen en fullkommen 
nesten hypnotiserende ro. 

RECLINING WOMAN 

Christine Aspelund’s sculpture of a beautiful, 
sleeping woman has been placed in its own, 
almost sacral room in the Vigeland Museum. 
The plaster sculpture has been created in 
a classical, figurative style with meticulous 
precision and great sensitivity to shapes and 
surfaces. 

The piece is low-key and reserved, perhaps 
even a bit mysterious, depicting as it does a 
woman sleeping on the floor in the foetal 
position. Aspelund has chosen not to give the 
figure any expressive features that would 
reveal anything about her: those who sleep give 
nothing away. At the same time, the sculpture 
radiates a perfect and almost hypnotic serenity.

CHRISTINE ASPELUND
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SOME SMALL SCULPTURES

SOME SMALL SCULPTURES

Søppel som ligger igjen etter besøkende i 
Vigelandsanlegget er utgangspunktet for Roddy 
Bells prosjekt Some small sculptures. Gjen- 
standene er funnet rundt Monolittplatået i 
parken. Deretter er de satt sammen på stedet til 
mindre grupper, som et slags stilleben, og 
3D-skannet med et kamera. De skannede 
objektene har han så bearbeidet ytterligere ved 
hjelp av 3D-modelleringsprogrammer, for til 
slutt å reprodusere skulpturgruppene ved hjelp 
av en 3D-printer. På denne måten har Bell 
omdannet de temporære og flyktige gjenstan-
dene fra parken til et mer permanent materiale 
(PLA-plastikk) som han har omformet før de til 
slutt er utstilt i Vigeland-museet som 
skulpturer. 

Dikotomier, motsetninger som gjensidig 
utelukker hverandre, står sentralt for Bell 
i Some small sculptures når han undersøker 
forholdene mellom det permanente og 
temporære, mellom det bevegelige og det 
statiske. Vigeland-museet oppfatter han som 
en representant for stabile og varige verdier, 
både estetisk og økonomisk, og parken fremstår 
likeledes som en formell orden. I motsetning 
representerer parkens mange besøkende 
bevegelighet og midlertidighet. Dette eksempli
fiseres ved å bruke søppelet som de besø-
kende legger igjen etter seg. Bell utfordrer her 
spørsmålet om kunst, materiale og verdi 
gjennom å likestille en organisert gruppering 
av søppel og Vigelands skulpturer. 

Rubbish that visitors leave behind them after 
visiting the Vigeland Park form the basis of 
Roddy Bell’s project Some Small Sculptures. 
Bell gathered the objects from around the 
Monolith, put them together on the site to form 
small groups à la still lifes, and then 3D 
scanned them with a camera. He used 3D 
modelling programs to further refine the 
scanned objects, before finally reproducing the 
sculpture groups by means of a 3D printer. Bell 
has thereby transformed the temporary, 
ephemeral objects found in the park to a more 
permanent material (PLA plastic), refined this 
material, and then exhibited the resulting in the 
Vigeland Museum. 

Dichotomies – that is, mutually exclusive 
opposites – are a key element for Bell in Some 
Small Sculptures as he investigates the 
relationship between the permanent and the 
temporary, between the kinetic and the static. 
He perceives the Vigeland Museum as 
representing stabile, enduring values, both 
aesthetic and financial, and he likewise 
portrays the park as a formal order. Conversely, 
the park’s multitude of visitors symbolizes 
mobility and transience, as exemplified by the 
use of trash they leave behind. Bell thereby 
challenges notions of art, materials, and values 
by putting an arranged selection of rubbish on 
an equal footing with Vigeland’s iconic 
sculptures.

RODDY BELL
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DA VINDEN STILNET & DEN INDRE SIRKEL

Et tre er en fascinerende verden av form, 
struktur og linjer i bark og ved. Kraft i stammen 
og veksten i kvist og greiner gir forskjellig 
uttrykk som inspirerer til bearbeidelse. Treet er 
sterkt og monumentalt og samtidig formbart.

– Marianne Broch 

Marianne Broch er en kunstner som lever tett 
på naturen. Hun bor og arbeider ved Kroksko-
gen, hvor skog og skogsdrift er både en viktig 
næring og en sentral del av kulturarven. 
Samtidig har hun en nær tilknytning til fjellet, 
og mye av materialet hun bruker i sine arbeider 
er hentet fra fjellskogen. Det er i skogen og på 
fjellet hun henter inspirasjon som kunstner. 

De to verkene Broch viser i utstillingen har 
begge utgangspunkt i skogen og treet. De 
forskjellige artenes form, deres flettverk av 
greiner og kvister, gir uendelige muligheter til 

tredimensjonale arbeider. «Da vinden stilnet» 
(2012) består av furugrener som er sanket, 
kvistet, bearbeidet og siden formet til en 
bålliknende haug. Tittelen på verket hentyder 
til noe som tilfeldig har blåst sammen, men 
formen er stram og sluttet. De bøyde og krokete 
grenene er flettet sammen og omslutter 
hverandre i en halvkule. «Den indre sirkel» 
(2011) består av kløyvde bjørkepinner som er 
plassert oppå hverandre i et sirlig mønster. 
Alle pinnene har en form som følger den 
naturlige veksten, linjene og årringene i treet. 
De er et resultat av splintringen i kløyve
prosessen. I kløyven avsløres myke linjer og 
vridninger i treets vekst. Treets indre har på 
den måten vært med på å bestemme formen på 
verket. I begge arbeidene oppstår det en 
spenning mellom treets naturlige vekstformer, 
og verkets geometriske form. 

WHEN THE WIND DIED DOWN & THE INNER CIRCLE

A tree is a fascinating world of shapes, 
structures, and lines in bark and wood. The 
power of the trunk and the growth of twigs and 
branches manifest a variety of idioms that 
inspire you to work with them. The tree is strong 
and monumental, yet also malleable.

– Marianne Broch

Marianne Broch is an artist who lives in close 
proximity to nature. She lives and works in 
Krokskogen, where forests and forestry are 
both an important industry and a prominent part 
of the local heritage. She also feels an intimate 
connection with mountains, and much of the 
materials she uses in her art have been culled 
from mountain forests. It is, in short, the forests 
and mountains that inspire her as an artist. 

Indeed, both of Broch’s works on display 
during the biennial take their cues from forests 
and trees. The various species’ shapes and 
networks of branches and twigs provide an 

infinite wealth of opportunities for three-
dimensional works. When the Wind Died Down 
(2012) consists of pine branches that have 
been gathered, delimbed, refined, and then 
formed into a pyre-like pile. Though the piece’s 
title alludes to something that has blown 
together by chance, its form is tight and closed. 
The bent, crooked branches have been woven 
together, encompassing one another in a 
semi-circle. The Inner Circle (2011) consists of 
cloven birch sticks that have been placed on 
top of one another in an elegant pattern. All the 
sticks have a form that follows the tree’s natural 
growth, lines, and year rings. They are the result 
of the splintering in the cleaving process, 
which reveals soft lines and twists in the tree’s 
growth. The interior of the tree has thereby 
influenced the shape of the sculpture. In both 
pieces, a tension has thus arisen between 
the tree’s organic shape and the geometric 
shape of the completed work.

MARIANNE BROCH
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HELLO … THERE 

Hello … There er en innbydende og humoristisk 
gulvskulptur satt sammen av en granittstein 
og en trommepedal. Vi ser hva det er og vi vet 
hva som normalt vil skje når vi trår på pedalen. 
Men, for å være på den sikre siden trår vi på den 
og … hallo? Ingenting.

I tillegg til Hello … There har Christensen og 
Vevatne plassert ut flere små, men litt skjulte 
arbeider i utstillingen: observante, muntre og 
med et sidespark til den kanskje litt høytide-
lige Gustav Vigeland. Kan du finne dem? 
Dadaismens anarkistiske, lekne ringeakt for alt 
og alle er nok en inspirasjon for denne 
kunstnerduoen. 

HELLO … THERE 

Hello … There is an inviting and humorous floor 
sculpture consisting of granite rocks and a 
drum pedal. We see what it is, and we know what 
will normally happen when we step on the 
pedal. But just to be sure, we step on it and … 
hello? Nothing. 

In addition to Hello … There, Christensen 
and Vevatne have scattered a number of small 

but somewhat hidden works throughout the 
exhibition, works that are attentive, cheerful, 
and with a playful elbow in the ribs of the 
perhaps overly solemn Gustav Vigeland. Can 
you find these works? Dadaism’s anarchistic, 
playful mocking of everything and everyone is 
another source of inspiration for this duo. 

SARA CHRISTENSEN & TRUE SOLVANG VEVATNE
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S FOR SKULPTUR

Anna Daniells film S for skulptur fremstår som 
en litt utradisjonell og humoristisk roadmovie. 
Hovedrollen spilles av en abstrakt skulptur som 
legger ut på en reise som skal vise seg å være 
en slags klassereise. Skulpturen går fra å være 
et kunstobjekt i et galleri til å ende opp som 
stativ i en videobutikk. Filmen reiser spørsmål 
om hva som egentlig er forskjellen på et 
kunstobjekt og et bruksobjekt – i dette tilfellet 
en skulptur og en filmrekvisitt. På finurlig vis 
peker S for Skulptur på mekanismer som avgjør 
hvordan vi verdsetter ting, men også på hvor 
tilfeldig slike verdisettinger kan være og hvor- 
dan en kontekst totalt kan endre vårt forhold 
til ett og samme objekt. 

Besjeling av døde ting er et annet fenomen 
kunstneren dveler ved i denne filmen. I hvilken 
grad kan et tilsynelatende dødt objekt ha aktiv 
innvirkning på den virkelige verden? Et kjent 
eksempel finner vi i Arthur C. Clarkes roman 
2001: A Space Odyssey fra 1968, filmatisert av 
Stanley Kubrick, hvor handlingen innledes  
av en stor monolitt hvis magiske kraft utløser et 
skifte i evolusjonen. På samme måte ønsker 
kunstneren at skulpturen i S for Skulptur skal 
fremstå som et aktivt objekt, heller en å være en 
livløs filmrekvisitt. S for Skulptur er del av et 
større prosjekt hvor kunstneren utforsker 
bruken av skulptur i narrativ film.

S FOR SCULPTURE

Anna Daniell’s film S for Scupture is a slightly 
unconventional, humorous road movie. The 
film stars an abstract sculpture that takes off 
on a journey that turns into a kind of social 
transition, with the sculpture going from being 
a work of art to ending up as a rack in a video 
store. The film queries what actually is the 
difference between a work of art and a utility 
object – in this case a sculpture and a movie 
prop. S for Scupture cleverly brings to light 
certain mechanisms that determine how we 
value things, how random such evaluations 
can be, and how a given context can totally 
change how we perceive the selfsame object.

The animation of lifeless objects is another 
phenomenon that Daniell contemplates in this 
movie. To what extent can an apparently 
inanimate object actively influence the real 
world? A well-known example can be found in 
Arthur C. Clarke’s 1968 novel 2001: A Space 
Odyssey, concurrently made into a movie by 
Stanley Kubrick, where the narrative commen-
ces with a colossal monolith whose magical 
powers bring about an evolutionary shift. 
Likewise, Daniell wants the sculpture in S for 
Scupture to possess a power that influences 
the unfolding narrative. S for Scupture is part 
of a larger project where Daniell explores the 
use of sculpture in narrative films.

ANNA DANIELL
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Portal er et stedsspesifikt arbeid montert på 
den lille balkongen i sal 9 i Vigeland-museet. 
Balkongen er plassert over inngangen til 
Fontenesalen, og arbeidet, som delvis henger 
ned langs sidene til døråpningen, fremstår som 
en portal betrakteren kan bevege seg gjennom. 
Arbeidet er laget av naturfarget bomullslerret 
som er formet ved hjelp av en spesiell folde – 
 og sømteknikk, en svært tidkrevende prosess 
der stoffet blir presset sammen til en kompakt 
masse. Stoffet fremstår som organisk, lik en 
vekst som nærmest velter ut i rommet. 

Portal kan minne om barokke skulpturer, og 
står således i sterk kontrast både til den 
nyklassisistiske arkitekturen i museet, og til 

Gustav Vigelands verker som befinner seg i det 
samme rommet. Vigeland var en stor beundrer 
av den klassiske kunsten og hadde lite til overs 
for nettopp den voldsomme bevegelsen man 
finner i barokk kunst. Sammenstilt med dyna- 
mikken i portalen fremstår Vigelands skulpturer 
nærmest som sluttet og statiske i formen. Men 
portalen kommuniserer også i positiv forstand 
med Vigelands arbeider, og med arkitekturen 
rundt. Lerretet har blitt delvis bleket slik at det 
har ulike nyanser av hvitt, lik gipsen i Vigelands 
skulpturer. Det monumentale rommet i hjertet 
av museet har noe høystemt over seg, som tas 
opp i den storslåtte portalen som har funnet sin 
naturlige plass i rommet. 

PORTAL

PORTAL

Portal is a site-specific piece mounted on the 
small balcony in room 9 of the Vigeland 
Museum. The balcony is located above the 
entrance to the Fountain Room, and the piece, 
which partially hangs down along the sides of 
the doorway, appears as a portal through which 
the spectator can move. Portal consists of a 
naturally dyed cotton canvas that has been 
shaped by means of a particular folding and 
stitching technique, wherein the material 
becomes compressed into a compact mass in a 
highly time-consuming process. This material 
seems organic, like some sort of plant or bush 
that almost pours forth into the room. 

In its evocation of baroque sculptures, 
Portal forms a striking contrast both with the 

museum’s neo-classicist architecture and with 
Gustav Vigeland’s works in the same room. 
Vigeland greatly admired classical art and felt 
distaste for the exaggerated movement found 
in baroque art. Next to the dynamics of the 
portal, Vigeland’s sculptures seem almost 
closed and static. But the portal also communi-
cates in a positive sense with both Vigeland’s 
works and the surrounding architecture. The 
canvas has been partially bleached so that it 
features various shades of white, similar to the 
plaster of Vigeland’s sculptures. The monu-
mental room at the heart of the museum seems 
almost ceremonial, and this aspect is 
continued in the luxurious portal, which has 
found its natural placement in the room.

HANNE FRIIS
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I SEG SELV

Som så mange av Goksøyrs arbeider er 
skulpturen i seg selv en lek med abstrakte, 
organiske former. Verkets følsomme overflate-
behandling gir assosiasjoner til noe mykt som 
hud eller en pute, og man får umiddelbart lyst 
til å kjenne og klemme på den sorte harde 
steinen. Skulpturen er en rundskulptur og skal 
kunne betraktes fra ulike vinkler. Hvordan 
formen oppleves er avhengig av betrakterens 
ståsted. Sett fra siden har skulpturen noe 
antropomorft over seg, og kan minne om en 
menneskekropp som sitter fremoverbøyd. i seg 
selv utstråler en stille og sensuell brutalitet 
– en organisk form som er i ferd med å fortære 
seg selv.

Goksøyrs lek med det myke og harde kjenner vi 
igjen blant annet hos den amerikanske kunst- 
neren Jeff Koons. Hans fargerike ballongskulp-
turer har en form og overflate som får dem til å 
se helt ekte ut. De gir inntrykk av å sveve i 
rommet, men er i virkeligheten laget av rustfritt 
stål og aluminium. Der Koons skulpturer gjerne 
klassifiseres som neo-pop og post-minimalis-
tiske, arbeider Goksøyr innenfor en klassisk 
billedhuggertradisjon. Hun arbeider med 
tradisjonelle materialer som stein, bronse og 
gips, og hugger selv sine skulpturer – slik 
billedhuggere har gjort det siden tidenes 
morgen. Gjennom dyktig håndverk forløser 
kunstneren formen fra steinen.

IN ITSELF

As with so many of Goksøyr’s works, the 
sculpture in itself is a play on abstract, organic 
forms. The work’s sensitive surface treatment 
evokes the softness of skin or a pillow, making 
the viewer feel like touching and squeezing 
the black, hard rock. The work is a round 
sculpture that can be viewed from a variety of 
angles, and the way the shape is perceived will 
vary according to the beholder’s vantage point. 
As seen from the side, in itself appears some- 
what anthropomorphic, reminiscent of a human 
body sitting and leaning forward. The sculpture 
radiates a quiet, sensuous brutality, like an 
organic being on the verge of consuming itself.

Goksøyr’s play with soft and hard qualities is 
something we recognize from other practitio-
ners, such as the American artist Jeff Koons, 
whose colourful balloon sculptures feature a 
shape and surface that make them look entirely 
real – though they seem to float in the room, 
they are in fact made of stainless steel and 
aluminium. Whereas Koons’s sculptures are 
often labelled neo-pop or post-minimalist, 
Goksøyr works within the classical idiom of 
sculpture. Using traditional materials such as 
stone, bronze, and plaster, she chisels her 
sculptures herself, as her artistic predecessors 
have done since the dawn of time. By means of 
skilful craftsmanship, she manages to liberate 
the form from within the slab.

KRISTIN WEXELSEN GOKSØYR
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SKISSER FOR EN RE-ANIMASJON

Mattias Härenstams serie med treskulpturer 
Skisser for en re-animasjon må ses i sammen-
heng med hele hans kunstnerskap. De fleste 
kjenner kanskje Härenstam best som video
kunstner. Beskrevet med få ord handler 
videoarbeidene hans om tap eller et fall ned i 
noe underliggende, i overført betydning en 
eller annen form for død. På tross av at video er 
«levende bilder» mener kunstneren at film 
på lik linje med fotografiet produserer en «død 
flate», lik skyggebildene i den platonske hule.

Å arbeide med skulptur er den totalt 
motsatte prosess i følge kunstneren: I utgangs
punktet er det død materie som transformeres 
til noe levende. Inspirert av den franske 
vitenskapssosiologen og antropologen Bruno 

Latour, har Härenstam valgt en animistisk 
tilnærming til skulpturobjektet – å ville puste 
liv i et dødt objekt. 

Utgangspunktet for Skisser for en 
re-animasjon var kunstnerens ønske om å 
kunne hente sin egen far tilbake fra døden. I den 
fysiske interaksjonen med materialet, ladet 
med kjærlighet, savn, aggresjon og skyldfølelse 
blir det døde objektet (treet) igjen levende og 
forvandles til en ny utgave av faren. Denne 
symbolske transformasjonen innebærer også 
en tilsidesettelse av den (i vår tid og kultur) 
grunnleggende separasjonen mellom levende 
subjekt og dødt objekt, og det menneskelige 
og det ikke-menneskelige.

SKETCHES FOR A RE-ANIMATION

Mattias Härenstam’s series of wooden 
sculptures Sketches for a Re-animation must 
be seen in the context of his entire oeuvre. 
Härenstam is perhaps best known as a video 
artist whose works deal with loss or a descent 
into some lower sphere, metaphorically under- 
stood as a death of some kind. Even though 
video is a “living image”, the artist contends 
that film is akin to photography in that it 
produces a “dead surface”, like the shadow 
images in the Platonic cave.

According to Härenstam, working with 
sculpture represents a diametrically opposite 
process, since it is originally dead matter that 
is transformed into something living. Inspired 
by the French sociologist of science and 

anthropologist Bruno Latour, Härenstam has 
opted for an animistic approach to sculpture, 
with the intent of breathing life into an 
inanimate object. 

Sketches for a Re-animation originated 
with Härenstam’s desire to resuscitate his own 
father from death. In the physical interaction 
with the material, charged with love, loss, 
aggression, and guilt, the inanimate object (the 
tree) becomes alive again and manifests itself 
as a new version of the artist’s father. This 
symbolic transformation also entails rejecting 
modern society’s fundamental division between 
living subjects and inanimate objects, and 
between the human and the non-human.

MATTIAS HÄRENSTAM
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FRAGMENTER/LIVSLØP

Sverre Hoels skulpturelle installasjon Frag-
menter/Livsløp er plassert litt skjult i Frogner-
parkens utkant. Installasjonen består av en 
mengde kasserte gravstøtter plassert i brutte 
rekker i terrenget, så vidt stikkende opp av jor-
den. Navn og datoer er slipt vekk, mens noe or-
namentikk og symboler, som kors og blomst, 
fortsatt kan skimtes. Arbeidet fremstår tvetydig 
i sin praktiske utforming: Er dette et minnested 
eller et glemt sted? Rommet som installasjo-
nen skaper er sterkt ladet samtidig som grepet 
er enkelt og lavmælt – et sted for kontempla-
sjon og ettertanke. 

Dualismen i Fragmenter/Livsløp er fremtre-
dende. Både det som har vært og det som skal 
komme har fått sin plass: fødsel og død i ett 
og samme uttrykk. Enkeltliv er representert ved 
hver enkelt gravstein. Samlet kan rekkene med 
steiner leses som en eller flere livslinjer med 
de variasjoner, forandringer, avslutninger og 
begynnelser som livet har. Samtidig gir instal- 
lasjonen assosiasjoner til rester av materielle 
byggverk, og byggverk i fantasien. 

Komponist og musiker Kjell Samkopf har 
komponert et musikalsk verk til installasjonen, 
som vil bli fremført i løpet av biennaleperioden. 
Performancen vil bli annonsert.

FRAGMENTS/LIFE CYCLES

Sverre Hoel’s sculptural installation Fragments/
Life Cycle has been located somewhat covertly 
on the outskirts of the Frogner Park. The 
installation consists of a number of disconti-
nued gravestones embedded into the lands-
cape in disrupted rows, barely visible above the 
earth. Names and dates have been abraded, 
though some ornamentation and symbols, 
such as crosses and flowers, can still be glimp-
sed. The work seems as ambiguous as it is 
magnificent: is this a memorial, or a forgotten, 
forsaken lot? The space created by the installa-
tion is highly emotional, yet also quiet and 
low-key, as though a place for contemplation 
and reflection. 

Dualism is prominent in Fragments/Life Cy-
cles. What has been and what is yet to come 
have both been given space in a single mani-
festation of birth and death. Individual lives 
have been represented with each their own 
gravestone. Taken together, the rows of graves-
tones can be interpreted as one or several life 
cycles with the variations, changes, endings, 
and beginnings that life is full of. At the same 
time, the installation evokes the ruins and 
remains of buildings known from both real life 
and the world of fantasy. 

The composer and musician Kjell Samkopf 
has created a piece of music for the installa-
tion, which will be performed during the 
biennial (the time of the performance will be 
announced in advance).

SVERRE HOEL
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NIGHT OUT DRESS DOWN 

I parken utenfor Vigeland-museet viser Sveinn 
Fannar Jóhannsson fire frittstående, kubiske 
skulpturer i ulike størrelser bestående av 
sammenpressede klær. Skulpturene har sitt 
utgangspunkt i strekningen mellom kunstne-
rens bopel og atelier i Oslo sentrum. På et 
tidspunkt lot Jóhannsson seg fascinere av 
klesplagg som lå gjenglemt og forlagt langs 
veien, og tok med seg disse for arkivering. 
I løpet av ett år fant han 741 plagg som han 
systematiserte og fotograferte med fargekoder 
i et kartsystem. 

For å tvinge klærne sammen til frittstående 
skulpturer har Jóhannsson laget en press
maskin. Ved hjelp av lastespenner er tekstilene 
presset og komprimert med flere tonns kraft. 
En tynn ramme av OSB-plater, som også er et 

sammenpresset materiale, er montert rundt for 
å holde klærne sammen. Formatet minner om 
sokler der selve kunstobjektet mangler, på 
samme måte som klærne mangler sin 
opprinnelige kropp eller eier. Tekstilene er 
fjernet fra sin naturlige funksjon på en kalkulert 
aggressiv måte, samtidig som det visuelle 
resultatet ikke kan beregnes når skulpturene 
plasseres ute i friluft til langsomt forfall i vær 
og vind, lignende Edvard Munchs «hestekur». 
Munch lot sine malerier stå ute over lengre 
perioder for at maleriene skulle få tydelige spor 
fra sol og regn. Jóhannssons skulpturer av 
sammenpressede tekstiler behandles på be- 
slektet vis, men er i tillegg tilbake ved 
prosjektets utgangspunkt; «forlatt» utendørs i 
sitt «opprinnelige» miljø.

NIGHT OUT DRESS DOWN 

In the park outside of the Vigeland Museum, 
Sveinn Fannar Jóhannsson is displaying four 
free-standing, variously sized cubic sculptures 
consisting of compressed clothes. The sculp- 
tures stem from the artist’s daily trek between 
his residence and his studio in the centre of 
Oslo. At some point in time, Jóhannsson 
became fascinated with clothes that lay lost and 
forgotten along the roadside, and he took 
these clothes with him for archiving. During a 
single year he found 741 items of clothing that 
he categorized and photographed in a colour- 
coded mapping system. 

Jóhannsson then created a pressing 
machine in order to force the clothes together 
into free-standing sculptures. By means of a 
ratchet tie down, the textiles were pressed and 
compacted with several tonnes of force. 
A narrow framework of oriented strand boards, 
which are themselves a compressed material, 

was then erected around the clothes in order to 
prop them up. The format brings to mind 
pedestals where the work of art itself is missing, 
similar to how the clothes have become 
detached from their original body or owner. 
The textiles have been removed from their 
natural function in a calculated, aggressive 
fashion, even as the visual result itself cannot 
be calculated when the sculptures are placed 
outdoors to slowly decay at the mercy of the 
elements. This is similar to Edvard Munch’s 
“kill-or-cure remedy”, wherein the Norwegian 
artist let his paintings remain outdoors for 
lengthy spans of time so that they could be 
visibly marked by sun and rain. Not only do 
Jóhannsson’s sculptures of compressed 
textiles undergo a similar process, they are 
also back at square one, seemingly abandoned 
outdoors in their original environment.

SVEINN FANNAR JÓHANNSSON
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THE GREYNESSES

THE GREYNESSES

I Vigeland-museets sal 5 viser Serina Erfjord 
og Tone Wolff Kalstad samarbeidsprosjektet 
The Greynesses. En gruppe skulpturer i ulike 
størrelser i ubrent leire er plassert på en stor 
sokkel midt i rommet. Skulpturene fremstår som 
improviserte og tilfeldige i formen, men kan 
samtidig minne om små fjell i et slags måneland
skap. Skulpturene har blitt utsatt for en lengre 
erosjonsprosess og har begynt å forvitre. 

The Greynesses illuderer en geologisk prosess, 
og viser samtidig en poetisk side ved det skjøre 
og forgjengelige. De organiske formene står i 
markant kontrast til Vigelands monumentale 
verk i samme utstillingssal. Her representerer 
Vigeland det fullførte og perfekte, i motsetning 
til det ubestandige og oppløste ved Erfjord & 
Wolffs skulpturer.

Serina Erfjord and Tone Wolff Kalstad’s 
collaboration The Greynesses is on display in 
room 5 of the Vigeland Museum, where a 
group of variously sized sculptures in unburnt 
clay have been placed on a large base in the 
centre of the room. The sculptures appear to be 
improvised and randomly shaped, but are also 
reminiscent of small mountains in a sort of 
lunar landscape. After having been exposed to 
a lengthy process of erosion, the sculptures 
have begun to disintegrate.

The Greynesses creates the illusion of a geo- 
logical process, all the while showing the 
poetical side of the fragile and transient. The 
organic forms contrast noticeably with 
Vigeland’s monumental works in the same room: 
Vigeland represents here the completed and 
perfected, unlike the impermanence and 
dissolution of Erfjord and Wolff’s sculptures.

ERFJORD & WOLFF
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GJERDETRAPPER

Anders Kjellesviks Gjerdetrapper er en serie 
poetiske, men også motsetningsfylte treskulp-
turer som både kan oppleves inne i Vigeland-
museets sal 12 og i parken utenfor museet. 
I dette prosjektet tar kunstneren utgangspunkt 
i gjerdetrapper, som han i lengre tid har samlet 
og dokumentert. Gjerdetrapper er unike kon- 
struksjoner som gir folk eller dyr en passasje 
gjennom eller over gjerder og murer. Gjerde-
trapper er vanligvis å finne på landet, der de gir 
tilgang til tilstøtende områder eller eiendommer. 

Gjerdetrappenes utseende har stor varia-
sjon og følger ikke en fast form. Trappene er 

strukturer som har blitt til ut fra behov, lokale 
forhold og tilgjengelige materialer. Kjellesvik er 
ikke bare fasinert av konstruksjonenes prak-
tiske formål, men også selve utseendet. Han 
relaterer de ulike utformingene til Kurt Schwit-
ters og hans «Merzbau» – improviserte kon-
struksjoner og collager av funnet materiale som 
fylte flere rom i hans egen leilighet. 

Publikum kan ta i bruk skulpturene. De geo- 
metriske formene danner ulike klatre- og pas
seringsmuligheter, og Kjellesviks skulpturer 
skaper slik nye grenser i rom, tid og sted . 

FENCE STEPS

Anders Kjellesvik’s Fence Steps is a series of 
poetical, contradictory wood sculptures that 
can be experienced both inside room 12 of the 
Vigeland Museum and in the park just outside 
the museum. In order to create this piece, 
Kjellesvik collected and documented stiles, 
which are remarkable constructions that 
provide people or animals with a passageway 
through or over fences and walls. Stiles are 
usually found in the countryside, where they 
provide access to adjacent areas or properties. 

Stiles vary greatly in their appearance and 
are not shaped identically. They are structures 
that have been shaped by the given needs, 

local circumstances, and available materials. 
Kjellesvik is fascinated by not only the 
practical application of the constructions but 
also their appearance. He relates the myriad 
of forms to Kurt Schwitters and his “Merzbau”, 
the improvised constructions and collages 
of found objects that filled several rooms of 
Schwitters’ apartment. 

The public can use the sculptures and 
climb over or otherwise pass the barriers in a 
variety of ways. Kjellesvik’s sculptures thereby 
create new boundaries in space, time, and 
geographical location.

ANDERS KJELLESVIK
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AUTHORITY KILLING

Krunglevicius’ installasjon er bygget som et 
åsted i Vigeland-museets sal 11. Her foregår 
det fremdeles etterforskning. Betrakteren vet 
ikke hva som har skjedd, men vi kan se spor 
etter en besynderlig hendelse. En bil er 
omhyggelig oppdelt i de gjenkjennbare ISO- 
standardstørrelsene A3, A2, A1. Bilen er 
kadaveret, et offer for kriminell handling. Ved 
siden av bilen står det stativer med blitzlamper 
som blinker med jevne mellomrom. Hver blitz 
er koblet til mikrofoner som forsterker lyden av 
blitzen som lader opp igjen. 

Utgangspunktet for Krunglevicius’ instal- 
lasjon er debatten rundt tiggerforbudet i Oslo. 

Da partiet Høyre holdt sitt landsmøte i 2012 var 
det et klart flertall som stemte for å gjeninnføre 
tiggerforbudet i Oslo by. Avgjørelsen oppfatter 
Krunglevicius hovedsakelig som en reaksjon 
mot romfolket som har streifet rundt i Oslos 
gater de siste fem årene. Den offisielle årsaken 
til ønsket om et tiggerforbud var «å forebygge 
kriminelle handlinger». Dette ser Krunglevicius 
som en for enkel forklaring på en kompleks 
situasjon og spør: Kanskje motstanden til 
romfolket skyldes lokalbefolkningens irritasjon 
over romfolkets kultur som ikke spiller etter 
«våre» regler – noe som minner om vår med- 
fødte frykt for det ukjente?

AUTHORITY KILLING

Krunglevicius has set up his installation as a 
crime scene in room 11 of the Vigeland 
Museum, where an investigation seems to be 
ongoing. Though the viewers remain in the 
dark as to what has happened, we do see traces 
of a curious event: a car has been meticulously 
divided into the recognizable ISO standard 
sizes A3, A2, and A1. The car itself is the 
corpse, the victim of a criminal act. Next to the 
car are stands with blitz lamps that flash at 
regular intervals. Each blitz is connected to 
microphones that amplify the sound of the 
recharging blitz. 

The idea for Krunglevicius’s installation 
originated with the proposal to ban begging in 
Oslo. When the Conservative Party held its 

national convention in 2012, a clear majority 
voted in favour of reinstating such a ban. 
According to Krunglevicius, the target of this 
proposed ban is primarily the Roma people 
who have wandered around the streets of Oslo 
the past five years. The official reason for 
wanting to reinstate the ban was to prevent 
“criminal acts”, but Krunglevicius views this as 
oversimplifying a complex situation. This leads 
him to wonder whether the opposition to the 
Roma people is rather to due to the local 
inhabitants’ irritation over the Roma people’s 
culture, which does not conform to “our” rules. 
And perhaps this irritation is in turn related to 
our innate fear of the unknown?

IGNAS KRUNGLEVICIUS
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CITY HEART

Kristina Kvalviks skulpturelle videoinstallasjon 
City Heart består av 36 tv-skjermer som danner 
en skulpturell vegg i rommet. Sammenstillin-
gen av de mange skjermene blir stående som et 
bilde på det begjæret vi betrakter andre men
nesker med. Med denne presentasjonsformen 
ønsker Kvalvik å overvelde betrakteren med 
informasjon. Hun beveger seg utenom den 
tradisjonelle visningen av film; de forskjellige 
skjermene viser sekvenser av videoen, og 
betrakteren må selv danne seg et bilde av 
handlingen og en sammenheng mellom de 
ulike bildene. 

Vi følger en ung kvinne gjennom et urbant 
landskap en mørk vinterkveld. Kameraet følger 
tidvis tett på, og betrakteren får en følelse av 
at kvinnen blir forfulgt. Vi vet ikke hvem som 
følger etter henne eller hvem kvinnen er og 
hvor hun skal. Vi blir også usikre på vår egen 
rolle som betrakter. Usikkerheten skaper en 
truende stemning, uten at vi vet hvorfor. Gjen-
nom denne uløste historien vil prosjektet 
undersøke hvordan vi blir sett i det offentlige 
rom ved å stille spørsmål om hvem som 
betrakter hvem.

CITY HEART

Krvistina Kvalvik’s sculptural video installation 
City Heart comprises thirty-six TV screens that 
form a wall in the exhibition room. We recognize 
such conglomerations of screens from sur- 
veillance and guard rooms, where the viewer 
can observe at any given time what is taking 
place in various streets and buildings. With this 
mode of presentation, Kvalvik aims to over- 
whelm the viewer with visual information, as 
the screens in show various sequences from a 
single film, leaving it up to the viewer to form 
a picture of what is taking place.

What we see is a young woman walking through 
an urban landscape on a dark winter’s night. 
At times the camera shows her close up, and 
the camerawork makes it seem as though the 
woman is being followed. We don’t know who is 
following the woman, who the woman is, or 
where she is going, and this uncertainty 
conjures up a feeling of menace. City Heart is 
about voyeuristic yearning, and about how 
we are seen and interpreted in public spaces 
through the gaze of the surveillance cameras.

KRISTINA KVALVIK
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UTEN TITTEL

Jennie Hagevik Bringakers prosjekt for 
Skulpturbiennalen What´s he building in there 
er inspirert av byggingen av Monolitten i 
Vigelandsanlegget (1929 – 1943). Stillaset som 
ble brukt av steinhuggerne ble stående i så 
mange år at det nærmest ble en skulptur i seg 
selv. Stillaset bar på en hemmelighet som ikke 
skulle avdukes før mesteren selv, Gustav 
Vigeland var død.

Bringakers arbeid kan minne om et stillas, 
plassert på plenen utenfor inngangen til 
Vigeland-museet. Fra skulpturen høres lyder av 
noe som beveger seg, men den eller det som 

genererer lydene vises ikke. Kunstneren lar 
naturen selv aktivere skulpturen gjennom å 
tilrettelegge for at fugler og planter tar den 
i bruk. Der Vigelands arbeider i hovedsak 
dreide seg om manifestasjon av tid i form av å 
skape noe varig og massivt, har Bringakers 
bidrag en motsatt karakter. Stillaset blir et kunst- 
verk som oppstår som et biprodukt av annen 
kunstnerisk produksjon. Prosjektet hyller 
emballasjen, hylsteret og produksjonsmidlene; 
alt det som tilslutt skal forkastes til fordel for 
det endelige objektet.

UNTITLED

Jennie Hagevik Bringaker’s project for the 
biennial, What’s He Building in There, is 
inspired by the construction of the Monolith in 
the Vigeland Park. The scaffolding that was 
used by the stonemasons remained in place for 
so many years that it almost became a sculp-
ture in its own right. The scaffolds were the 
keeper of a secret that was not to be unveiled 
until the master himself, Gustav Vigeland, 
had passed away.

Bringaker’s piece is reminiscent of 
scaffolding and is situated on the lawn outside 
the entrance to the Vigeland Museum. The 
sculpture resonates with sounds of movement, 

but it is not possible to see who or what is 
creating the sounds. The artist let’s nature 
itself activate the sculpture by facilitating its 
usage by birds and plants. Whereas Vigeland’s 
oeuvre was largely a manifestation of time, 
in the guise of creating something enduring 
and massive, Bringaker’s contribution rep-
resents the opposite: the scaffolding becomes 
a work of art that comes into being as the 
by-product of another artistic creation. What’s 
He Building in There is thus a celebration of 
packaging, wrapping, and the means of 
production – that is, everything that is eventu-
ally discarded for the final object.

JENNIE HAGEVIK BRINGAKER
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THE ORGAN WORKS

Dirkjan van der Linde er representert i årets 
skulpturbiennale med en lydskulptur bestående 
av et gammelt elektrisk orgel, lagt på siden og 
delvis innebygd med mdf-plater. Det er de oper- 
ative delene av orgelet, tangentene og pedalene, 
som er dekket med plater. Slik har det blitt 
fratatt sin opprinnelige funksjon; det er ikke 
lenger mulig å spille på det. 

I sin ombygde form fremstår orgelet som en 
rundskulptur der farge og form er vakkert 
komponert. Det brune treverket står fint til de 
lyse platene, og mønsteret i stoffet som dekker 
høyttalerne gir verket et dekorativt element. 

Skulpturen har ingen forside eller bakside. 
Den kan plasseres på alle sidene, i alle posi- 
sjoner, liggende rett på gulvet.

Instrumentet er derimot ikke helt løsrevet 
fra det det en gang var. En ledning er koblet til 
stikkontakten i veggen, og det produserer frem-
deles lyd: En av pedalene er fastlåst i en posi-
sjon som gjør at orgelet har hengt seg opp i én 
vedvarende tone. Lyden som produseres kan 
kun tilpasses utstillingsrommet ved at volumet 
reguleres, eller plasseringen endres. Tonen er 
lav, og blir nærmest hengende i rommet, som et 
minne om det som var. 

THE ORGAN WORKS

Dirkjan van der Linde is represented at this 
year’s biennial with an aural sculpture 
consisting of an old electric organ, placed on 
its side and partially fitted with medium-density 
fibreboards that cover the organ’s keys and 
pedals, that is, its operative parts. The organ has 
thereby been divested of its original function, 
as it is no longer possible to play it. 

In its modified state, the organ resembles a 
round sculpture characterized by beautifully 
composed colours and shapes. The brown wood- 
work contrasts nicely with the bright boards, 
and the pattern in the fabric that covers the 
loudspeakers gives the work a touch of 
decoration. The sculpture has neither front nor 

back, but can be placed on all sides, in all 
positions, lying directly on the floor.

This instrument has nonetheless not been 
entirely detached from its original function. 
A cable has been connected to a wall socket, 
and the organ continues to produce sound. 
One of the pedals has been permanently 
affixed so that the organ remains stuck on a 
single, continuous note. The sound that is 
thereby produced can only be adapted to the 
exhibition room by regulating the volume or 
changing the placement of the organ. The note 
is low and seems almost to hover in the room, 
as a reminder of what once was.

DIRKJAN VAN DER LINDE
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UNTITLED (REVERSED REFLECTION)

Anders Sletvold Moes verk Untitled (Reversed 
Reflection) i Frognerparken går direkte og 
lekent i dialog med Vigelands skulptur 
Triangelet. I Moes arbeid er sokkelen snudd på 
hodet og man kan tenke seg at en skulptur 
nå er begravd under bakken. Untitled (Reversed 
Reflection) fremstår som en omvendt speiling, 
og som et slags usynlig eller skjult monument. 

Untitled (Reversed Reflection) har også 
en klar minimalistisk referanse, der Moe er mer 
interessert i formen på sokkelen som objekt, 
enn til den figurative Vigeland-skulpturen. 
Betrakter man sokkelen som et selvstendig 
verk er det lett å tenke på minimalistiske 

skulptører som Donald Judd, Robert Morris og 
John MacCracken. 

I denne konkrete formen er det også en klar 
direkte referanse til amerikanske Barnett 
Newmans Broken Obelisk fra 1964 som er en 
arkaisk og gåtefull skulptur som tar utgangs-
punkt i former vi kjenner fra antikkens Egypt. 
Idémessig inngår Moes verk i en familie av 
arbeider med utgangspunkt i den italienske 
kunstneren Piero Manzonis Socle du Monde 
(The Base of the World) fra 1961. Her er også 
sokkelen snudd opp ned som om den støtter 
eller presenterer den faktiske verden.

UNTITLED (REVERSED REFLECTION)

Anders Sletvold Moe’s work Untitled (Reversed 
Reflection) in Frogner Park playfully interacts 
with Vigeland’s sculpture The Triangle. In Moe’s 
work the base has been turned on its head, 
giving the impression that a sculpture has been 
buried in the ground. The work seems thus to 
be a reversed reflection and a sort of invisible 
or hidden monument. 

Untitled (Reversed Reflection) also clearly 
refers to minimalism, where Moe is more 
interested in the shape of the base as an object 
than in Vigeland’s figurative sculpture. If we 
consider the base as a work of art in its own 

right, minimalist sculptors such as Donald 
Judd, Robert Morris, and John MacCracken 
spring readily to mind. 

The piece also alludes to Barnett Newman’s 
Broken Obelisk from 1964, an archaic and 
enigmatic sculpture based on the obelisk 
shape familiar from Ancient Egypt. Conceptu-
ally, Moe’s work is part of a family of works 
stemming from the Italian artist Piero Manzoni’s 
Socle du Monde (The Base of the World) from 
1961, which also features an upside-down 
base that seemingly supports or presents the 
actual world.

ANDERS SLETVOLD MOE





72

RISSEČUOIKKA

For Skulpturbiennalen har arkitekten og 
kunstneren Joar Nango skapt et landskap av 
treskulpturer som på mange måter stiger rett ut 
av naturen. Nangos praksis er basert på org- 
aniske og undersøkende prosesser i det 
offentlige rom. I dette prosjektet har han vært 
inspirert av en gammel samisk håndverkstra-
disjon kalt risseboazo, som kan minne om 
den enkle leken vi kjenner med kongledyr. I risse- 
boazo bruker man myke og bøyelige vårkvister 
fra fjellbjørk til å lage dyrefigurer til barn. Som 
oftest forestiller disse figurene reinsdyr. 

I Rissečuoikka gjennomfører Nango et 
eksperiment hvor han har tatt utgangspunkt i 
store bjørketrær han har hugget både i Máze 
i Kautokeino og i Dale i Hordaland. Gjennom 
flere uker har kunstneren benyttet plenen 
utenfor Vigeland-museet som arbeidsplass og 
forbipasserende har kunnet være vitne til en 
krevende og fysisk prosess. Den store bjørkas 

grener og kvister har vært basis for mange 
mindre skulpturer som har fått sin form 
gjennom knekking og bøying, mens selve tre- 
stammen har blitt utformet som en forstørret og 
kanskje litt klosset versjon av de små figurene. 

Kontrasten mellom det monumentale 
Vigelandsanlegget og Nangos enkle nesten 
«frekke» skulpturale utrykk er stor. Det oppstår 
en dynamikk mellom en samisk, nomadisk 
måte å jobbe med materialer på og det domi- 
nerende vestlige og monumentale språk som 
ligger i parken og museets symmetriske 
steinstrukturer. 

Nango går inn i prosessen vel vitende om at 
den kan mislykkes, fordi eksperimentet blant 
annet er avhengig av sevjekvaliteten på treet 
når det felles. Slike eksperimenter eller forsøk 
er også utgangspunkt for mange av Nangos 
tidligere prosjekter som utforsker arkitektur, 
visuell kunst og ulike håndverkstradisjoner. 

RISSEČUOIKKA

For the 2013 biennial, the artist and architect 
Joar Nango has created a landscape of wooden 
sculptures that in many ways spring forth from 
nature itself. Nango’s works are based on organic 
and exploratory processes in public spaces. 
The inspiration for this particular project was 
the ancient Sami craft of risseboazo, in which 
soft, flexible spring twigs of mountain birch are 
used to create animal figures (usually reindeer), 
much like the simple games that can be played 
with pine-cone animals.

In Rissečuoikka, Nango carries out an 
experiment using giant birches he chopped 
down in both Máze (in the far-north town of 
Kautokeino) and Dale (in the western county of 
Hordaland). Over the course of several weeks, 
the artist used the lawn outside the Vigeland 
Museum as his workplace, and passers-by have 
been able to witness a demanding, laborious 
process. The branches and twigs of the large 
birch have provided the material for many lesser 

sculptures that have been shaped through 
snapping and bending, while the tree trunk 
itself has been formed into a magnified and 
perhaps somewhat awkward version of the 
smaller figures. 

There is a striking contrast between the 
monumental Vigeland complex and Nango’s 
simple, almost “cheeky” sculptural idiom. This 
gives rise to a dynamic interplay between a 
Sami, nomadic way of working with materials 
and the prevailing Western, monumental idiom 
that characterises bothy the park and the 
symmetrical stone structures of the museum. 

Nango begins the process fully aware that it 
might fail, given that the experiment depends 
on certain key factors, such as the quality of the 
sap at the time the tree was felled. Such 
experiments or attempts are also the basis for 
many of Nango’s previous projects, which 
explore architecture, visual art, and a variety of 
traditional crafts.

JOAR NANGO





76

MONUMENT

Maja Nilsen har erfaring fra flere større ut- 
smykninger. I sine prosjekter er hun interessert 
i kunst i møte med det offentlige rom, og 
publikums møte med det monumentale. Skulp-
turen Monument handler om det som er skjult 
for øyet, og om tilstander hvor naturlovene 
opphører. En svevende, blek hånd holder 
forsiktig i en voluminøs, foldet tekstil. Skulptu-
ren er dramatisk belyst i et ellers mørkt rom. 
Monument dveler ved øyeblikket før en skjult 
gjenstand skal bli avdekket for publikum – 
avdukings-seremonien som er knyttet til 
offentlige skulpturer og monumenter. Men i 

dette tilfellet er materialet som skjuler verket 
blitt selve skulpturen, en skulptur som skal til å 
avduke seg selv foran sitt publikum. 

Barokkens lek med illusjoner og isceneset-
telser, samt epokens svulstige og overdrevne 
formspråk, er en tydelig inspirasjon for Nilsens 
skulptur. Spesielt er kunstneren fascinert av 
barokkens bruk av allegori i litteratur og kunst. 
Allegorien er en gåte, som igjen henviser til en 
ny gåte. Monument kan forstås som en slik gåte 
idet avsløringen aldri skjer og vi kan bare i 
fantasien forestille oss hva som skjuler seg 
under den første gåten. 

MONUMENT

Maja Nilsen has carried out a number of major 
decoration commissions. In her projects she 
explores both the encounter between art and 
public space as well as the public’s encounter 
with monumentality. Monument is about what 
is hidden from the eye, and also about states of 
being where the laws of nature cease to exist. 
In the sculpture, a pale, hovering hand gently 
holds a voluminous, folded textile; the sculpture 
is dramatically lit in an otherwise dark room. 
Monument lingers at this particular moment, 
when a hidden object is to be revealed to 
the public – that is, it depicts the unveiling 
ceremony that is associated with public 

sculptures and monuments. But in this case 
the material that covers the work has become 
the very sculpture itself, a sculpture that is 
about to unveil itself before its audience. 

The baroque era, with its playful illusions 
and stagings and its pompous and exaggerated 
idiom, is an obvious source of inspiration here 
for Nilsen. She is particularly fascinated by the 
use of allegory in baroque literature and art. 
The allegory is a riddle that in turn refers to a new 
riddle, and Monument can be interpreted as 
such a riddle, in that the unveiling never takes 
place – and it is therefore up to us to imagine 
what is hidden underneath the first riddle.

MAJA NILSEN
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KIOSKS

Samuel Olou er født i Togo i Vest-Afrika og 
utdannet i Ghana og Norge. I årets skulpturbi-
ennale deltar han med et utendørsprosjekt 
bestående av fem kiosker plassert på følgende 
steder: Veitvet T-banestasjon, Oslo S, Spiker- 
suppa, ved Rådhuset/Aker brygge og utenfor 
Vigeland-museet. Kiosken ved Veitvet inne-
holder en lokal radio laget av lydkunstner Elin 
Øien Vister, og ved Vigeland-museet fungerer 
kiosken som vertskap for ulike happenings. Her 
vises blant annet et videoverk, samt ulike 
performancer. 

De fem kioskene er designet som tradisjo-
nelle ghanesiske kiosker. De er bygget i tre, og 
dekorert med ghanesisk graffiti og tradisjonelle 
adinkra-symboler og ordtak. I Ghana represen-
terer slike kiosker en egen mikroøkonomi, hvor 
folk handler alt fra vann til kontantkort. Selv om 

de er ulovlige er de en integrert del av ghanesisk 
kultur og dagligliv. Kioskene er også en viktig 
arena for ulike visuelle ytringer, både i form av 
offentlig debatt, opplysning og reklame. 
Plassert i bymiljøet i Oslo fremstår kioskene 
som fascinerende malplassert. De blir et 
eksotisk innslag som vekker nysgjerrighet, 
og kanskje forargelse, hos betrakteren.

Med dette prosjektet, som befinner seg i 
grenselandet mellom skulptur, arkitektur og 
installasjon, utforsker Olou spørsmål omkring 
det som ikke hører hjemme; om sammenhengen 
mellom kultur, geografi og sosiopolitisk 
identitet. Han er også interessert i forholdet 
mellom det private og offentlige rommet, og 
hvordan disse arkitektoniske elementene kan 
fungere som sosiale møtepunkter i byen. 

KIOSKS

Samuel Olou was born in Togo and received his 
training in Ghana and Norway. His contribution 
to the 2013 biennial is an outdoor project 
consisting of five kiosks located at the following 
venues: Veitvet Subway Station, Oslo Central 
Station, Spikersuppa (near the Storting), near 
City Hall /Aker Brygge, and outside the 
Vigeland Museum. The Veitvet kiosk contains 
a local radio created by the sound artist Elin 
Øien Vister, while the Vigeland Museum kiosk 
will host a range of happenings, such as a 
video piece and various performances.

The five kiosks have been designed in the 
traditional Ghanaian style. They are made from 
wood and decorated with Ghanaian graffiti 
and traditional Adinkra symbols and proverbs. 
In Ghana, such kiosks represent a distinct 
microeconomy, where people purchase every- 
thing from water to phone cards. Even though 

they are illegal, they remain an integral part of 
Ghanaian culture and daily life. The kiosks are 
also a key venue for various visual expressions 
in regard to public debate, information, and 
advertisements. When situated in the Oslo 
cityscape, the kiosks seem wonderfully out of 
place, becoming an exotic element that may 
pique the curiosity and perhaps even the ire 
of the spectator.

With this project, which straddles the line 
between sculpture, architecture, and installa-
tion, Olou explores questions concerning the 
foreign and alien, as well as the connection 
between culture, geography, and socio-political 
identity. He is also interested in the relationship 
between private and public space, and how 
these architectural elements can act as points 
of social contact in the city.

SAMUEL OLOU
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POSITIONS

Med dette stedsspesifikke arbeidet ønsker 
Aurora Passero å gå i dialog med både 
arkitekturen i museet og Gustav Vigelands 
fonteneskulpturer. I størrelse, og gjennom 
sin inngripen i rommet, utgjør Positions en 
monumental installasjon. Men Passeros 
tekstiler viser en annen monumentalitet enn 
den vi finner hos Vigeland. I hans skulpturer er 
det de kraftige, stiliserte kroppene, de mer 
enn legemstore figurene og verkenes storslåtte 
fortellinger om liv, kjærlighet, konflikt og død 
som utgjør det monumentale. Passeros verk har 

derimot noe lett og bevegelig over seg. De tynne 
tekstilene og de lyse fargene gir arbeidet preg 
av noe feminint og skjørt, nærmest flyktig, som 
skaper en spenning mot de maskuline 
skulpturene. Samtidig kommuniserer verket 
med arkitekturen og gipsskulpturene gjennom 
fargebruken, som er spesielt tilpasset dette 
rommet. Sammenlignet med Vigelands figur- 
ative, hvite skulpturer fremstår Passeros 
tekstiler som abstrakte malerier, som redefinerer 
rommet og fremhever skulpturenes 
uutgrunnelige karakter.

POSITIONS

In this site-specific piece, Aurora Passero aims 
to interact with both the museum’s architecture 
and Gustav Vigeland’s fountain sculptures. 
By virtue of its size and presence in the room, 
Positions is a monumental installation. But 
Passero’s textiles of woven and dyed nylon 
embody another type of monumentality than the 
one associated with Vigeland. In Vigeland’s 
sculptures, it is the powerful, stylized bodies, 
the larger-than-life figures, and the works’ 
epic narratives of life, love, conflict, and death 
that constitute their monumentality. In contrast, 
Passero’s piece is characterized by its touch 

of lightness and mobility. The thin textiles and 
bright colours allude to femininity and fragility 
and perhaps even transience, creating a tension 
that contrasts with Vigeland’s masculine 
sculptures. Moreover, the piece communicates 
with the museum’s architecture and plaster 
casts through its use of colour, which has been 
specifically adapted to the Fountain Room. 
Compared with Vigeland’s figurative, white 
sculptures, Passero’s textiles seem almost to be 
abstract paintings that redefine the room and 
emphasize the inscrutable nature of the 
sculptures.

AURORA PASSERO





86

MAURIZIO (HOMELESS IN OSLO)

En hjemløs person har sneket seg inn i Vigeland- 
museet, og funnet seg et rolig hjørne for å hvile. 
Mannen ligger med ryggen til i dyp søvn, 
omgitt av sine få eiendeler. Den virkelighetstro 
installasjonen er egentlig en skulptur av den 
tyske kunstneren Pfelder med tittel Maurizio 
(homeless in Oslo). Pfelder har presentert 
Maurizio i mange ulike omgivelser rundt om i 
verden. Kunstverket ble til som en reaksjon 
på en høyrevridd populistisk politikk synlig i 
hele Europa, hvor minoriteter og det som synes 
annerledes ekskluderes og marginaliseres. 
Et aktuelt eksempel er det nylige forbudet mot 
å sove utendørs i Oslo. 

Pfelder kommenterer med dette arbeidet 
også kunstnerrollen: Kunstneren som outsider, 

en som har valgt et annet slags liv enn normalen 
og som også ofte tar en økonomisk underlegen 
rolle. Beveger vi oss nærmere den sovende 
mannen får vi øye på et pass tilhørende 
Maurizio Cattelan, den italienske kunstneren 
som er kjent for å bruke tyveri (både mentalt 
og fysisk) som del av sin strategi. En gang stjal 
Cattelan en hel utstilling fra et nærliggende 
galleri og presenterte den som sin egen i 
de Appel kunstsenter i Amsterdam. Maurizio 
(homeless in Oslo) kommenterer på ulike nivåer 
en sosialøkonomisk virkelighet, samtidig som 
det er uklart hvem som er «offeret»: den som 
velger å stå utenfor eller den som velger å være 
innenfor. 

MAURIZIO (HOMELESS IN OSLO)

A homeless man has snuck into the Vigeland 
Museum and found a nice, quiet corner where 
he can rest. The man lies with his back turned 
to us, sleeping deeply and surrounded by his 
few possessions. The lifelike installation is 
actually a sculpture by the German artist 
Pfelder, entitled Maurizio (Homeless in Oslo). 
Pfelder has presented Maurizio in many 
different settings around the world. The instal- 
lation was created in opposition to the 
right-wing, populist policies that have been 
implemented throughout Europe, where 
minorities and those who are seemingly “other” 
are excluded and marginalized. A current 
example is the recent ban on sleeping outdoors 
in Oslo. 

In Maurizio, Pfelder is also commenting on the 
role of the artist: the artist as an outsider, 
as someone who has chosen a life less ordinary 
and who is often in reduced finances. If we 
move closer to the sleeping man, we can 
observe a passport belonging to Maurizio 
Cattelan, the Italian artist known for using theft 
(both intellectual and physical) as an artistic 
strategy. On one occasion, Cattelan stole an 
entire exhibition from a nearby gallery and 
presented the works as his own at Amsterdam’s 
De Appel arts centre. Maurizio (Homeless 
in Oslo) comments on various levels of 
socio-economic reality, even as it remains 
unclear who the “victim” is: the one who 
chooses to be on the outside, or the one who 
choose to stay on the inside.

PFELDER
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BE PATIENT

Utgangspunktet for Shwan Dler Qaradakis 
installasjon til Norsk skulpturbiennale 2013 
er kunstnerens eget avslagsvedtak om 
oppholdstillatelse fra Utlendingsdirektoratet. 
Avslaget fikk han etter ti års lovlig opphold 
i Norge. Installasjonen gjengir brevets tekst i 
flettet piggtråd, satt opp på samme måte som 
en offentlig brevmal på et A4-ark.

Installasjonsteksten er festet til en 290 cm 
høy MDF-plate. Piggtråden gir en referanse til 
aktuelle hendelser og politiske konflikter. Fra å 

være et middel for fysisk avsperring av 
landområder til å bli brukt som torturredskap, 
er piggtråden et slående symbol for både 
globale og personlige fortellinger i vår samtid.

Sammen med installasjonen spilles det 
av en lydfil; et opptak fra Utlendingsdirektora-
tets telefonsvarer med følgende melding på 
norsk og engelsk: Du er fortsatt i kø, men vi vil 
hjelpe deg så snart vi kan / You are still online, 
please hold, we will help you as soon as possible. 
Beskjeden gjentas ustoppelig. 

BE PATIENT

Shwan Dler Qaradaki’s installation for the 
biennial originated with the Norwegian 
Directorate of Immigration’s decision to deny 
him a residence permit. He received the 
rejection after having legally resided in Norway 
for ten years. The installation reproduces 
the text of the rejection letter intertwined with 
barbed wire, set up in the same way as a 
template for a public letter on a standard-sized 
sheet of paper. The installation text is attached 
to a 2.9 m-high medium-density fibreboard. 
The barbed wire alludes to current events and 

political conflicts. From its use as a physical 
barrier or as an instrument of torture, barbed 
wire serves as a striking symbol of both global 
and personal narratives in the present day.

The installation is enhanced with an audio 
file that plays a recording from the Norwegian 
Directorate of Immigration’s answering 
machine, with the following message in 
Norwegian and English: Du er fortsatt i kø, men 
vi vil hjelpe deg så snart vi kan / You are still 
online, please hold, we will help you as soon as 
possible. This message is repeated endlessly.

SHWAN DLER QARADAKI
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THE FAT OF THE LAND

Tore Reisch’ skulpturer er ofte dystopiske 
visualiseringer hvor harmonien mellom natur 
og kultur fremstår som forstyrret eller mislykket. 
Skulpturen The Fat of the Land består av en 
sokkel eller et slags gulv av furupanel, en rekt- 
angulær klump med tettpakket jord og gamle 
laftede stokker. Disse tre elementene er ført 
sammen på en nesten sømløs måte, som om 
de har vokst ut av hverandre. Skulpturens ulike 
deler kan forstås som historiske materialer 
knyttet til arkitektur og byggeteknikk i et slags 
fremtidig arkeologisk vertikalsnitt. 

Kunstneren peker her på naturens langsomme 
evolusjon og på en raskere utvikling knyttet til 
kultur og teknologi. I The Fat of the Land skaper 
kunstneren både et poetisk og et kritisk uttrykk 
for hvordan verden har utviklet seg fra manuelle, 
mer stedbundet og kortreiste små samfunn til 
et kapitalistisk storsamfunn, gjennom å bruke de 
ulike materialene som symbolske tidsmarkører. 

THE FAT OF THE LAND

Tore Reisch’s sculptures are often dystopian 
visualizations where the harmony between 
nature and culture seems disrupted or to have 
failed completely. The sculpture The Fat of 
the Land consists of a base (or a sort of floor) 
of pine panelling, a rectangular clump of 
densely packed soil, and some old, notched 
logs. These three elements have been joined 
together almost seamlessly, as though they 
have grown forth from one another. The various 
parts of the sculpture can be understood as 
a sort of vertical section, taken by some future 

archaeologist, of erstwhile materials used in 
architecture and construction. 

In this sculpture, Reisch highlights the 
slow evolution of nature and the more rapid 
development of culture and technology. 
By using the various materials as symbolic 
markers of time, he thereby conjures up a 
poetic criticism of how the world has evolved 
from more manual, immobile, and immediately 
local communities to large-scale capitalist 
conglomerations.

TORE REISCH
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LINJE I TRE #3 

Marit Rolands Linje i tre #3 er et stedspesifikt 
arbeid for Skulpturbiennalen, og en viderefø-
ring av hennes prosjekt med å tegne med papir. 
Roland begynte med å tegne på papir, slik alle 
gjør, og jobbet lenge innenfor klassiske 
rammer av denne uttrykksformen. Hennes 
bevegelse fra det klassiske tegneuttrykket og 
over til en mer konseptuell og skulptural form 
for tegning skyldes på mange måter en tilfeldig- 
het. En gang lot hun papiret henge igjen på en 
enkel tegnestift. Slik oppdaget hun at mediet, 
eller materialet, fikk en egen og annen verdi. 
Gjennom prøving og utforskning begynte hun 
etterhvert å tegne med papiret i stedet for på det.

Til utstillingen KNOCK KNOCK i regi av 
Norsk billedhoggerforening i 2012 skapte hun 
Linje i tre #2 som besto av en presenning 
tvinnet i en slags pølseform og dandert rundt 

en trestamme og grenene i treet. Hennes 
intensjon var å lage et fysisk spor av linje, 
handling og energi.

Roland undersøker mulighetene som ligger 
i utvidelsen av tegning som uttrykk. Det 
interessante er at dette fortsatt er tegning, men 
i en annen form. Utførelsen kan forstås som 
performance hvor man i presenningen kan spore 
selve aktiviteten, bevegelsene i «tegneproses-
sen». Handlingen plasserer verket inn i 
kunstens utvidete felt ved at, i dette tilfellet, 
tegningen opphører som tegning og tar form 
som installasjon. Den hvite linjen vil stå som 
en markant kontrast til trestammen, grenene og 
løvet. Slik blir det et klassisk møte mellom 
natur og kultur, hvor det kulturelle inngrepet 
bidrar til å fremheve naturen.

LINE IN A TREE #3 

Marit Roland’s Line in a Tree #3, which is a site- 
specific work for the biennial, continues her 
artistic pursuit of drawing with paper. Roland 
began by drawing on paper, as is commonly 
done, and worked for a long while within the 
time-honoured frames of this genre. Her 
transition from this classical mode of drawing 
to a more conceptual and sculptural mode was 
in many ways accidental: on one occasion she 
let the paper remain hanging from a single tack 
and saw that the medium, or rather the 
material, became imbued with an entirely 
different value. By means of trial and error, she 
then gradually started drawing with paper 
rather than on it.

For the “KNOCK KNOCK” exhibition, held 
in 2012 under the auspices of the Association 
of Norwegian Sculptors, she created Line in a 
Tree #2, which consisted of tarpaulin twisted 
into a sort of hot-dog shape and draped around 

the trunk and branches of a tree. Her intention 
was to create a physical trace of line, action, 
and energy.

Roland explores the opportunities that 
arise when expanding the medium of drawing. 
What makes it intriguing is that it is still 
drawing, though in a different form. The 
execution can be understood as performance, 
where the activity itself – the movements in the 
“drawing process” – can be traced in the 
tarpaulin. The action situates the work within 
the expanded field of art, in that, as in this 
case, the drawing ceases to be a drawing and 
instead takes shape as an installation. The 
white line remains as a conspicuous contrast 
to the trunk, the branches, and the leaves. The 
work thereby becomes a classic encounter 
between nature and culture, where the cultural 
incision serves to accentuate nature.

MARIT ROLAND
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KAMPESTEIN

Sten Are Sandbecks skulptur Kampestein 
henspiller på noe tungt, solid, bestandig og 
ubevegelig, samtidig som den utstråler både 
letthet og lekenhet gjennom sine materialer. 
Kampestein er satt sammen av isopor og plast, 
og er så bemalt med linolje. Overflaten fremstår 
som et lystig og ekspressivt maleri som har 
pakket seg rundt steinformen som i leken «stein, 
saks, papir». Og vi vet at papir slår stein… 
Men dette er ingen lek. Kampestein er en videre- 
føring av en praksis hvor kunstneren fusjonerer 
maleri og skulptur i ett og samme verk. 

Sandbeck skaper i disse arbeidene en 
diskusjon og dialog mellom tradisjonelle 
uttrykksformer på en humoristisk og utradisjo-
nell måte. Verkene kan fremstå som uvørne 
og rufsete, men Sandbeck har et fast grep om 
materialene. Kampestein er et resultat av 
håndens verk, et håndverk. Det er en langsom-
het å spore både i skulpteringen og i malingen. 
Det kan virke enkelt, hastig og overfladisk, men 
snarere er dette et verk som kan belyse lang- 
somheten i skapelsesprosessen for all god og 
interessant kunst. 

BOULDER

Sten Are Sandbeck’s sculpture Boulder alludes 
to something heavy, solid, permanent, and 
immobile, all the while conveying a sense of 
both lightness and playfulness through its 
materials. Sandbeck crafted the boulder-like 
sculpture from polystyrene and plastics and 
then varnished it with linseed oil. The surface 
thus seems like a merry, expressive painting 
that has wrapped itself around the rock 
formation as in a game of rock-paper-scissors 
– and we all know that paper beats rock… 

But this is no game. Boulder is a continua-
tion of Sandbeck’s practice of merging painting 
and sculpture into a composite whole. 

Sandbeck thereby sparks off a discussion and 
a dialogue between traditional modes of 
expression in a humorous, unconventional 
manner. His works might seem rough and 
unpolished, but Sandbeck uses his chosen 
materials with great skill. Boulder is literally 
a manual work, a handicraft. A sense of slow- 
ness can be detected in both the sculpturing 
and the painting. Though it might seem simple, 
rushed, and superficial, Boulder is rather a 
work of art that showcases the element of 
slowness in the creative process that underlies 
all worthwhile and interesting art.

STEN ARE SANDBECK
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ARKIVET. MINE TANKER, DINE HANDLINGER

THE ARCHIVE. MY THOUGHTS, YOUR ACTIONS

STEFAN SCHRÖDER

ARKIVET. Mine tanker, dine handlinger er et 
stedsspesifikt arbeid plassert i Monolittsalen 
i Vigeland-museet. På galleriets langside er 
det plassert 19 hyller på tvers. Hyllene, som er 
ca. 2 meter høye og 80 cm brede, er plassert 
over de 19 bjelkene som danner konstruksjonen 
til galleriet, og skaper dermed et skulpturelt 
bilde som er forbundet med den eksisterende 
arkitekturen. 

Et arkiv skal bevare og gi tilgang til materiale 
som er vurdert å være viktig. Det forbindes 
gjerne med noe mørkt, nedstøvet og varig. 
Stefan Schröders arkiv er derimot lyst, åpent, 
og forgjengelig. Det inneholder tankene til 
ungdommer i alderen 14 til 16 år. I forkant av 

utstillingen har elever fra ulike skoler i Oslo 
blitt invitert til Vigeland-museet der de har blitt 
introdusert for Gustav Vigelands kunst. Dette 
møtet har vært ment som et utgangspunkt for 
egne refleksjoner rundt ting ungdommene 
selv er opptatt av. Elevene har deretter blitt bedt 
om å skrive ned noen av sine tanker i et tynt 
lag med melis på hyllene i arkivet. Arkivet 
fungerer dermed som en åpen møteplass for 
tanker. Det kan være helt ubrukelige, rare, 
banale eller kontroversielle tanker. Personlige, 
politiske eller nytenkende tanker. Verket 
utgjør således et tankearkiv som reflekterer 
den store verden rundt, eller inne i oss.

THE ARCHIVE. My Thoughts, Your Actions is a 
site-specific work situated in the Monolith 
room of the Vigeland Museum. Nineteen shelves 
have been installed at ninety degrees to the 
long wall of the gallery. The shelves, each 
around two meters high and eighty centimetres 
wide, have been placed above the nineteen 
beams that form the framework of the gallery, 
thus creating a sculptural image that relates 
to the existing architecture.

An archive is meant to preserve and provide 
access to materials that have been adjudged to 
be significant. Though an archive is commonly 
perceived as being dark, dusty, and permanent, 
Stefan Schröder’s archive is instead bright, 
open, and transient. It contains the thoughts of 

young people aged fourteen to sixteen. 
In advance of the biennial, pupils from various 
schools in Oslo were invited to the Vigeland 
Museum and introduced to the art of Gustav 
Vigeland. This encounter was meant to inspire 
the pupils to make their own reflections on 
topics they themselves were interested in. 
The pupils were then invited to transcribe 
some of their thoughts in a thin layer of icing 
sugar on the archive’s shelves. The archive 
thereby serves as an open meeting point for 
personal, political, and philosophical thoughts, 
no matter how seemingly useless, bizarre, 
commonplace, or controversial. The piece thus 
constitutes an intellectual archive that reflects 
the great, wide world around us, or inside us.
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SKULPTURELLE POSISJONER

SCULPTURAL POSITIONS

KJETIL SKØIEN

I Skulpturelle posisjoner iscenesetter Kjetil 
Skøien sitt eget nærmiljø gjennom fotografiet. 
Med utgangspunkt i et turistkart over Oslo 
sentrum har Skøien vandret hovedstaden på 
kryss og tvers på leting etter skulpturelle 
posisjoner; elementer med kunstneriske 
kvaliteter som ikke er tenkt som kunst. Objek-
ter og installasjoner som er etterlatt i gatene, 
som oftest uten funksjon eller mening; rester 
etter en handling som står der over tid og som 
påvirker stedet visuelt. I løpet av ett år har han 
gått alle gatene i kartet, og for hver femtende – 
tjuende meter har han snudd seg for å se hva 
han ville ha sett hvis han hadde gått den andre 
veien. Nye bygninger, butikker og ikke minst 
skulpturelle detaljer har kommet til syne. Disse 
vandringene er dokumentert gjennom ca. 60 
fotografier som dekker en 22 meter lang vegg i 
Vigeland-museet. Alle fotografiene har titler 

som refererer til gaten der de er tatt. Fotografi-
ene er stilt ut sammen med turistkartet som 
ble brukt underveis.

Prosjektet handler om å gjenoppdage 
nærmiljøet, men også om tilstedeværelse. Ikke 
minst reiser det interessante problemstillinger 
knyttet til måten vi bruker blikket vårt på. Når vi 
beveger oss i et kjent landskap er vi mentalt 
innstilt på å se det vi alltid har sett. Fra tid til 
annen oppdager vi noe nytt, noe vi ikke har lagt 
merke til tidligere, men som kanskje alltid har 
vært der. Hvorfor har vi ikke sett det før? 
I andre sammenhenger, for eksempel stående 
ovenfor noe som er definert som kunst, fokuse-
rer vi gjerne på detaljene og på det ukjente. 
Det er dette blikket Skøien implementerer på 
sitt nærmiljø, og resultatet er at skillet mellom 
det som er utenfor og innenfor den definerte 
kunstsfæren viskes ut. 

In Sculptural Positions, Kjetil Skøien stages his 
own local environment through photography. 
Using a tourist map of Oslo city centre, Skøien 
wandered the length and breadth of the 
Norwegian capital on the lookout for sculptural 
positions, that is, elements of artistic qualities 
that were not intended as art – objects and 
installations that have been left in the street, 
usually without function or meaning, the 
remains of a given act that stay there over time 
and that affect the area’s visual appearance. 
Over the span of a year he managed to traverse 
every street on the map, and for every fifteen 
or twenty metres he turned around to see what 
he would have seen coming from the opposite 
direction. As a result, new buildings, shops, 
and not least sculptural details came into view. 
Skøien documented these wanderings through 
around sixty photographs covering a 22 m-long 
wall in the Vigeland Museum. The photographs, 

whose titles allude to the given street where 
they were taken, are exhibited alongside the 
tourist map that was used.

Skøien’s project is about rediscovering the 
local community, and also about presence. 
Moreover, it raises thought-provoking 
questions about how we see things: When we 
move around in a familiar landscape, we are 
mentally inclined to see what we have always 
seen. Every once in a while we will discover 
something new, something we have not noticed 
before, but that perhaps has always been there. 
Why haven’t we seen that thing before? But in 
other contexts, for example when viewing 
something that has been defined as art, we 
gladly focus on minute details and unfamiliar 
elements. It is this inquisitive gaze that Skøien 
uses on his surroundings, thus dissolving 
the partition between what is inside and what 
is outside the defined sphere of art.





108

NYBYGGEREN

THE SETTLER

HELENE SOMMER

I Vigeland-museets sal 7 presenterer Helene 
Sommer Nybyggeren, en installasjon som 
handler om den siste hytta som er igjen av 
hyttekoloniene bygget av uteliggere i Oslo- 
marka i etterkrigstiden. 

Som en følge av boligmangelen etter krigen, 
ble familier og par prioritert ved tildeling av 
bolig, mens enslige, flere av dem krigsveteraner, 
hadde få muligheter. Mange av dem bygget seg 
derfor hytter i marka rundt Oslo. Hyttene var 
enkle og dels laget av stein og tre. Mange av 
uteliggerne forsørget seg selv. Kommunen så 
gjennom fingrene med nybyggeraktiviteten 
inntil midten av 1960-tallet, da det ble be- 
sluttet å brenne ned de fleste hyttene. En hytte 

i Grefsenåsen var så godt gjemt at den ble 
spart. Der bodde Harald Grande til midten av 
1980-tallet. Han var kommet til Oslo i 1949 for 
å søke arbeid etter å ha deltatt i Tysklands
brigaden, og ble boende i «uteliggerhytta» i 
marka i over 40 år.

Nybyggeren består av en 1:1 reproduksjon 
av Grandes 12 m2 store hytte, samt en video 
som forteller historiene rundt den opprinnelige 
konstruksjonen og mannen bak. Videoen 
undersøker historiene rundt uteliggerhyttene, 
men også bostedsløse generelt. Hvilken 
betydning legger vi i ideen om eiendom? 
Hvordan blir grupper og enkeltindivider påvirket 
og marginalisert av gitte forestillinger? 

Helene Sommer’s The Settler is on display in 
room 7 of the Vigeland Museum. The installa-
tion pays homage to the last cabin remaining 
from the cabin colonies that homeless people 
erected after World War II in Oslomarka, the 
vast forestland surrounding the city of Oslo.

As a result of the postwar housing 
shortage, families and couples were given 
priority when houses were allocated. In 
contrast, single people, many of whom were 
war veterans, were largely overlooked. Many of 
them consequently built cabins in Oslomarka. 
The cabins were simple constructions built 
partly from stone and wood.

Many of the homeless people provided for 
themselves. The municipality turned a blind 
eye to such extralegal cabin-building until the 
mid-1960s, when the decision was made to 
burn most of the cabins to the ground. A cabin 

in Grefsenåsen, on the northern outskirts of 
Oslo, was so well hidden, however, that it 
escaped destruction. Harald Grande lived there 
until the mid-1980s. He had moved to Oslo in 
1949 in order to look for work after having 
served in the Independent Norwegian Brigade 
Group in Germany after the war, and lived in 
the “provisional” cabin in the forest for over 
forty years.

The Settler consists of a reproduction of 
Grande’s 12 m2 cabin in a 1:1 scale, as well as a 
video recounting the history of the original 
construction and the man behind it. The video 
explores the histories of the extralegal postwar 
cabins, but also the situation of the homeless 
in general. What importance do we give to the 
idea of property? How are groups and individu-
als affected and marginalized by commonly 
held notions?
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PRAKT

SPLENDOUR

KARIANNE STENSLAND

Jeg forteller hypnoterapeuten at jeg er redd. 
Redd for at jeg er blokkert og upåvirkelig for 
den kommende hypnosen, og at jeg ikke vil 
være i stand til å utføre storslått kunst. Enn om 
hypnosen slipper laus alt og det enestående 
kunstverket faktisk trer fram? Jeg håper det er 
det siste som skjer. 

– Karianne Stensland

I performancen Prakt lar Karianne Stensland 
seg hypnotisere for å skape et enestående 
kunstverk i stein. Med publikum som vitner 
hypnotiseres Stensland av en profesjonell 
hypnotisør inne i museet, for så å bevege seg 
ut i borggården med materialer, stein og 
verktøy for å starte det fysisk krevende arbeidet 
med skulpturen.

Prakt handler om forholdet mellom det fysiske 
og mentale, mellom kroppsarbeid og kreativitet. 
Et håndverk ligger som hukommelse i kroppen, 
i bevegelsene utviklet gjennom gjentatte 
operasjoner og presisjoner. Hva skjer når dette 
håndverket skal utføres gjennom hypnose, 
uten kunnskapen og den kroppslige 
hukommelsen? 

Hypnosen er et forsøk på å bringe kunsten 
et steg nærmere det som er bortgjemt, som 
ligger skjult i det indre. Men Prakt er også en 
kommentar til det lettvinte, det numne og 
mettheten som finnes i vårt samfunn, der vi 
velger den raskeste og enkleste veien og 
unngår det som krever tid og innsats.

I tell the hypnotherapist that I am afraid – afraid 
that I am blocked and immune to the upcoming 
hypnosis, and that I will be unable to create 
splendid art. But what if the hypnosis loosens 
the reins and a unique work of art actually 
emerges? I hope it is the latter that happens. 

– Karianne Stensland

In her performance Splendour, Karianne 
Stensland lets herself be hypnotized in order 
to create a unique work of art in stone. In front 
of a live audience at the Vigeland Museum, 
Stensland will be hypnotized by a professional 
hypnotist and then move out into the court- 
yard with various materials and tools to start the 
physically demanding work of creating a 
sculpture.

Splendour is about the relationship between 
the physical and the mental, between manual 
labour and creativity. The craft skills become 
instinctive, using movements that have 
developed through endlessly repeated oper- 
ations and corrections. What happens when 
this craft is to be carried out through hypnosis, 
without any previous knowledge or corporeal 
memory? 

The performance is an attempt to bring art 
a step closer to that that which is stowed away, 
hidden in the interior. But Splendour also com- 
ments on the quick-fix solutions, numbness, 
and well-fed lethargy of our modern society, 
where we take the nice-and-easy way out and 
avoid things that take time and effort.
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PURE VERITIES

PURE VERITIES

RANDI STRAND

Randi Strands arbeid består av en glasskule 
med inngraverte små sirkler, plassert i et stativ. 
Skulpturen kan gi assosiasjoner til en 
gjenstand en vitenskapsmann eller kanskje 
spåkvinne ville hatt i sitt arbeidsværelse. 
De inngraverte sirklene rundt kulas ekvator er 
blindeskrift (braille) og leses Pure Verities, 
som på engelsk betyr «ren sannhet». 

Blandingen av kulas konvekse og sirklenes 
konkave former gir sammensatte speilinger. 
Den konvekse formen speilvender og snur om- 
verdenen på hodet. Brailletegnene er gravert 
ned i kula, og gir dermed en motsatt speiling av 
det selve kula gir. Brailletegnene forstørres 
også på den andre siden av kula. 

Til sammen skaper disse speilingene en ny 
opplevelse av omgivelsene og rommet rundt.

Strand er i dette arbeidet inspirert av John 
Dee (1527-1609) som levde i en tid da det ikke 
fantes noe distinkt skille mellom vitenskap 
og okkultisme. Dee var matematiker, navigatør, 
astronom, magiker, okkultist – og han spådde 
i krystallkule. Han anså alt som likeverdige veier 
som kunne føre fram til de «rene sannheter». 

Både vitenskapen og okkultistene har 
funnet anvendelse og mening i glassets egen- 
skaper. Pure verities blir på denne måten mer 
et spørsmål enn en bekreftelse. I stedet for ren 
sannhet blir spørsmålet hva er sannhet?

Randi Strand’s work consists of a glass sphere 
engraved with small circles and placed in a 
rack. The sculpture evokes something a 
scientist or fortune-teller would have in their 
study. The engraved circles around the 
sphere’s circumference represent writing in 
Braille and spell out Pure Verities, that is, 
pure truths.

The mix of the sphere’s convex shape and 
the circles’ concave indentations results in 
composite reflections. The convex shape 
reflects a mirror image and turns the world on 
its head. The Braille signs have been engraved 
into the sphere and provide thereby an 
opposite reflection of the one provided by the 
sphere itself. The Braille signs are also 
magnified on the other side of the sphere. 

All told, these reflections create of new 
experience of the immediate surroundings.

Strand was inspired in this piece by John 
Dee (1527 – 1609), who lived in an age that 
did not distinguish greatly between science 
and the occult. Dee was a mathematician, 
navigator, astronomer, magician, and occultist 
who used a crystal ball to tell the future. 
He considered all disciplines to be equally 
valid paths of knowledge that could lead him 
to what he called “the pure verities”. 

Scientists and occultists alike have found 
use and meaning in the properties of glass. 
Pure Verities becomes thereby more a question 
than a confirmation. Instead of pure verity, 
the question becomes rather, What is truth?
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OUTSIDE EVERYTHING IS IMMEASURABLE, PART II

OUTSIDE EVERYTHING IS IMMEASURABLE, PART II

NINA TORP

Installasjonen Outside everything is immeasu-
rable, part II består av tre store MDF-plater stilt 
opp som en kulisse. Platene er dekket med 
digitale fargetrykk som illuderer et 1700-talls 
interiør. Kunstneren har benyttet seg av trompe- 
l’oeil; et forsøk på å lure betrakterens blikk ved 
å få noe som er todimensjonalt til å fremstå som 
tredimensjonalt. Betrakteren får følelsen av 
å befinne seg i et virkelig rom. 

Bruken av trompe-l’oeil nådde sitt høyde-
punkt i barokken på 1700-tallet, men vi kjenner 
til at teknikken ble brukt allerede i antikken, 
blant annet i veggmaleriene i Pompeii. Og 
nettopp Pompeii – byen som ble begravet av lava 
og vulkansk aske – er helt sentralt i Nina Torp 
sitt verk. Rommet hun illuderer er nemlig Pompeii- 
kabinettet i Luisium slott i Wörlitz, Tyskland 
fra 1778. Da utgravningene i Pompeii startet i 
1748 skapte dette en enorm interesse i 

samtiden – for Pompeii spesielt, og for den 
klassiske kunsten generelt. I tråd med dette ble 
Luisium slott bygget i nyklassisistisk stil, med 
et eget kabinett tilegnet Pompeii. På veggene i 
dette kabinettet finnes kopier av dekorative 
fresker fra Pompeii, kopier av Claudio Fabris’ 
veggmalerier av Vesuvs utbrudd i år 79, samt 
kopier av grafiske trykk som fremstiller reisemål 
i Italia. Nina Torp har med andre ord laget en 
kopi av et rom fullt av kopier. 

De dekorative freskene i Pompeii var også 
illusjonsmalerier. Torps kabinett blir dermed 
en illusjon av en illusjon av en illusjon. Flere lag 
med tid og virkelighet blir vevd sammen. Det 
eneste elementet av nåtiden er vinduet i instal- 
lasjonens fondvegg. Dette er en faktisk åpning i 
veggen, og gjennom den ser man ut i den 
virkeligheten betrakteren faktisk befinner seg i. 

The installation Outside Everything Is Immeasu-
rable, Part II consists of three large medium-
density fibreboards that have been assembled 
as a backdrop. The fibreboards are covered with 
digital colour prints that create the illusion of 
an eighteenth-century interior. The artist 
employs the technique of trompe-l’œil, which 
attempts to fool the viewer’s gaze by making 
something two-dimensional appear to be 
three-dimensional. The viewer thereby gets the 
feeling of being inside an actual room.

The use of trompe-l’œil culminated with the 
baroque period of the eighteenth century, 
although the technique was already employed 
in antiquity, for example in the mural paintings in 
Pompeii. And it is in fact Pompeii – the city that 
was buried by lava and volcanic ash – that lies at 
the heart of Nina Torp’s installation, for the room 
she is alluding to in her installation is the 1778 
Pompeii Cabinet, located in Castle Luisium in 
Wörlitz, Germany. From 1748 on, the excavations 

in Pompeii had created a tremendous interest 
among contemporaries both in Pompeii in 
particular and classical art in general. Accor-
dingly, Castle Luisium was constructed in a 
neoclassical style, complete with a cabinet 
dedicated to Pompeii. The walls of this cabinet 
depict copies of decorative frescoes from 
Pompeii, copies of Claudio Fabris’s mural paint- 
ings of the eruption of Mount Vesuvius in AD 79, 
as well as copies of prints that depict various 
destinations in Italy. Nina Torp has in other 
words created a copy of a room full of copies.

Moreover, the decorative frescoes at Pompeii 
were also illusionistic paintings. Torp’s cabinet 
thereby becomes an illusion of an illusion of an 
illusion of an illusion. Several layers of time 
and reality thus become interwoven. The sole 
present-day component is the window in the 
backdrop’s wall. This is actually an opening in 
the wall, through which the viewer can peer out 
into his or her own contemporaneous world.
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ABOVE 

ABOVE 

PÅL VIGELAND

Pål Vigelands arkitektoniske videoinstallasjon 
Above i museets borggård tar utgangspunkt  
i den komplekse og tilsynelatende uløselige 
konflikten i Midtøsten. Materialet til dette 
arbeidet er hentet fra gamlebyen i en av de 
største og eldste byene på Vestbredden 
i Palestina, Hebron. Kunstneren peker på et 
konkret fenomen hvor israelske nybyggere 
forsøker å fordrive og fornedre de arabiske 
muslimene ved kaste søppel og ting ut av 
vinduene fra de øvre etasjene i bygårdene, 
i hodet på dem som befinner seg under på 
gateplan. Som en beskyttelse mot denne 
demonstrative og ubehagelige aksjonsformen 
henges det opp netting over gateløpene. 

Nettingen fremstår på denne måten både som 
reelt og symbolsk skille – de som befinner seg 
over nettingen og de som befinner seg under. 

Above er en interaktiv installasjon hvor man 
som publikum selv kan innta posisjon både 
over og under nettingen. Arbeidet fungerer 
både som en dokumentasjon av en brutal 
virkelighet, et hierarkisk og undertrykkende 
samfunn, samtidig som Above mer universelt 
peker på hvordan mennesker relaterer seg 
til hverandre gjennom maktspill og 
hersketeknikker. 

Pål Vigeland’s architectural video installation 
Above, located in the museum’s courtyard, 
refers to the thorny and seemingly irresolvable 
conflict in the Middle East. The material for 
the installation was collected from the old town 
in Hebron, one of the largest and oldest cities 
on the West Bank in Palestine. Vigeland is 
drawing attention to a real-life practice where- 
by Israeli settlers try to drive out and humiliate 
Arab Muslims by throwing garbage and other 
objects out from the upper-storey windows of 
tenement houses down onto the heads of 
passers-by. To protect themselves from such 
demonstrative and unpleasant attacks, 

the Arab residents have taken to hanging up 
netting over the walkways. The netting thus 
represents both a physical and a symbolic 
division between those above the netting and 
those below it.

Above is an interactive installation where 
spectators are invited to position themselves 
both above and below the netting. The piece 
serves not only to document a brutal reality 
and a hierarchic, oppressive society, but also 
to highlight how people in general relate to one 
another through power games and repressive 
mechanisms.
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DET ANATOMISKE TEATER

THE ANATOMICAL THEATRE

PETRINE LILLEVOLD VINJE

Petrine Lillevold Vinjes Det anatomiske teater er 
en replika av operasjonsteateret den svenske 
medisineren Olaus Rudbeck (1630 – 1702) fikk 
oppført i kuppelen på universitetsbygningen i 
Uppsala i 1625 (i dag Museum Gustavianum). 
Dette operasjonsteatret ble benyttet til undervis-
ning i anatomi hvor man utførte disseksjoner, 
obduksjoner og anatomiske demonstrasjoner. Det 
anatomiske teater er oppført på teaterplassen i 
Frognerparken, og skal under Skulpturbiennalen 
fungere som et åpent møtested for refleksjon og 
diskusjon rundt humanioras historie, utvikling 
og rolle i dagens samfunn gjennom et sammensatt 
film-, foredrag-, workshop- og performancepro-
gram. Vinje ønsker i dette prosjektet å belyse det 
dualistiske forholdet mellom kropp og sinn/
det fysiske og metafysiske, som gjennom 
historien har vært «kjerneproblemet» for mange 
filosofer og religionstenkere. 

Det anatomiske teater er oppført som et 
symbol på den kontinuerlige forskningen på 

menneskets natur. Den vestlige medisinens 
utvikling fra tidlige anatomiske studier fungerer 
som et bilde på det fysiske, og ideen om det 
håndgripelige og sanselige – higen etter å forstå 
vår egen materialitet. Den platonsk-kristne 
kulturarv, der kroppen er et filosofisk og moralsk 
problem, utfordres i dag av et utall ulike defini
sjoner av kroppen som et integrert erfaringsverk-
tøy for spirituelle opplevelser og sjelsliv.

Vinjes programserie setter den kliniske 
forskningen om forholdet kropp og sinn opp mot 
teorier om spirituelle og psykologiske erfaringer. 
Aktuelle samfunnsdebatter om alternativ medisin, 
trender i nyreligiøsitet og kvasivitenskap, hvor 
alle forsøker å forstå sammenhengen mellom 
kroppen, sinnet, sjelen og åndslivet, skal belyses 
gjennom foredrag, diskusjoner og kunstneriske 
produksjoner. Det anatomiske teater utforsker 
således en mulig felles plattform for forståelsen 
av kroppslig, sjelelig og spirituell erfaring.

Petrine Lillevold Vinje’s The Anatomical Theatre 
is a replica of the one the Swedish physician 
Olaus Rudbeck (1630–1702) erected in the 
cupola of the university building in Uppsala in 
1625 (today’s Museum Gustavianum). This 
anatomical theatre was used for anatomy lessons, 
where dissections, autopsies, and anatomical 
demonstrations were performed. The Anatomical 
Theatre has been raised on the outdoor theatre 
area in Frogner Park, and during the biennial it 
will serve as a venue where people can reflect on 
and discuss the history, development, and 
current role of the humanities in a wide-ranging 
programme of movies, lectures, workshops, 
and performances. In her project, Vinje wants to 
shed light on the dual relation between body and 
mind (that is, the physical and the metaphysical) 
that throughout history has been the very crux 
for several philosophers and religious thinkers. 

The Anatomical Theatre serves as a symbol 
of the constant research being done into human 

nature. The evolution of Western medicine from 
its early anatomic studies symbolizes the 
physical, the tangible, and the empirical – the 
yearning to understand our own materiality. The 
Platonic-Christian legacy, wherein the body is 
perceived as a philosophical and moral problem, 
is currently being challenged by a myriad of 
definitions of the body as an innate, empirical 
tool for spirituality and inner life.

Vinje’s series sets clinical research on the 
relation between body and mind against theories 
of spiritual and psychological experiences. 
Current debates on alternative medicine, New 
Age trends, and pseudo-science, where every- 
one tries to understand the connection between 
the body, the mind, the soul, and spirituality, are 
to be illuminated through lectures, discussions, 
and artistic productions. The Anatomical 
Theatre thereby explores a possible common 
platform for understanding corporeal, spiritual 
and introspective experience.
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UTEN TITTEL

UNTITLED

No matter how well-prepared I am, the only 
thing I’m sure of when I begin is that I can’t 
predict what it will be like to let yourself loose 
and surprise yourself – to have a go, to search, 
to dare, to rebel.

– Hedvig Winge

Hedvig Winge’s mural installation Untitled is 
based on an expressive, low-tech approach 
where she dips textiles and paper into slip 
(liquid clay) or porcelain that is quickly sculp- 
tured directly onto the wall. The slip is allowed 
to run freely, creating ultra-thin layers in some 
places and more robust, dense folds in others. 

Winge’s empirical knowledge of materials, 
weight, solubility, inertia, and adhesion thereby 
interacts with the vagaries of chance and the 
pull of gravity. 

The installation has an ambivalent, contra- 
dictory nature; though perceived as solid and 
permanent, it is actually fragile and ephemeral. 
The sculpture is inherently linked to time and 
space, and almost destructively so: it is in 
constant flux and dissolution because of the 
processes of drying and cracking. Untitled 
thereby queries the insistence of stone that is 
mighty, monumental, and eternally chiselled.

Uansett hvor godt forberedt jeg er: det eneste 
jeg er sikker på når jeg begynner, er at jeg 
ikke kan forutsi helt hvordan det blir. Å la seg 
rive med, la seg overraske, og satse, lete, 
tørre, trosse. 

– Hedvig Winge

Hedvig Winges vegginstallasjon Uten tittel er 
basert på en ekspressiv og low-tech arbeids
metode hvor hun dypper tekstiler og papir i 
flytende leire eller porselen som raskt 
skulptureres rett på veggen. Den flytende leiren 
får renne fritt og skaper noen steder flortynne 
lag, andre steder mer robuste og tykke folder. 

Winges erfaringsbaserte kunnskap om 
materialer, fall og tyngde, oppløselighet, 
treghet og feste spiller på denne måten på lag 
med tilfeldighetene og gravitasjonen. 

Installasjonen har en ambivalent og 
motstridende karakter; den oppleves som solid 
og varig, men er skjør og forgjengelig. På 
nesten destruktivt vis er skulpturen uløselig 
knyttet til tid og sted: Den er i kontinuerlig 
transformasjon og oppløsning på grunn av 
prosesser knyttet til tørking og krakeleringer. 
På denne måten går Uten tittel i dialog med 
påståeligheten i kraftig, monumental, evig 
utmeislet stein.

HEDVIG WINGE
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