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I ÅR HAR LITTERATUREN vandrat hand i hand med utställningsar-
betet. Texter har inspirerat och liksom viskat i örat och blivit en del av 
samtal inför utställningen och om konstverken som vuxit fram. 

Faran med bara en enda berättelse kallade författaren Chimamanda 
Ngozi Adichie ett TED Talk 2009, och inspirerade till årets utställ-
ningstitel Not A Single Story [Inte bara en enda berättelse]. Fem år 
efter Adichie presenterade författaren Taiye Selasi sitt TED Talk Frå-
ga mig inte var jag kommer ifrån, utan var jag hör hemma. Ytterligare 
fem år senare öppnar utställningen på Wanås. Under samma 10-årsperiod 
har Jonas Hassen Khemiri iakttagit och i text skildrat Sverige och 
placerat frågor om identitet mitt i vardagen, adresserat dem i brevform 
till justitieministern, ställt frågor bland Legogubbar och på valdagen. 
De tankar och texter som författarna berör är frågor som engagerar 
konstnärerna i Not A Single Story – vems historia berättas och med 
vem delar vi vår historia? – centrala frågor för 2000-talet. 

Är du världsmästare, 40-talist, lantis, utlandssvensk eller kock? 
Många av årets konstnärer bor, eller har bott, på flera platser som 
format självförståelsen och gett upphov till olika identiteter. En del 
av oss kan känna igen oss i den erfarenheten. För andra handlar flera 
identiteter mer om att ha flyttat från landet till staden eller tvärtom, 
om vem man älskar, om hudfärg eller yrkesidentitet – allt det som 
utgör vår självbild och hur andra ser oss. Men även om vi kan se skill-
nader mellan oss själva och andra – och det finns starka krafter som 
vill att vi ska tänka i uppdelningen ”vi och dom” – delar vi som lever 
idag mer med varandra än med dem som levde för 500 år sedan. Vi 
som upplever årets utställningar har sannolikt mer gemensamt med 
andra sekulariserade, över nätet betalande klimatoroliga googlare, än 
med Kristina och Karl-Oskar i Vilhelm Mobergs roman Utvandrarna, 
som en gång utvandrade tillsammans med 1 miljon andra svenskar, 
utslitna på steniga åkrar, jagade av hunger och kyrka i mitten av 
1800-talet. Vi som lever idag delar vår tid.

Konstnärerna har sällan använt sig av så skilda material som i år – 
kroppen har blivit tryck och skuggor, glasflaskor och fuskpäls har 
blivit vassa och mjuka skulpturer. Konsten vidgar vår föreställnings-
värld, inget mindre. Det är sällan det finns möjlighet att arbeta vidare 
med en konstnärs idé, men i år har vi kunnat säga: ”Det du gjorde 
förra året, låt oss ta det vidare i en ny utställning!”. Not A Single Story 
började med en inbjudan från Nirox Foundation om att skapa en ut-
ställning för deras skulpturpark utanför Johannesburg i Sydafrika. Det 
var 2018. Nu är den på Wanås. Det fanns nästan inneboende i titeln 
att utställningen skulle fortsätta, på en ny plats och på nytt sätt. Så här 

omfattande projekt med utbyten och samarbeten ger ringar på vattnet 
år efter år. Tack till alla konstnärer som medverkade i Sydafrika, till 
teamet på Nirox för förtroendet och till er konstnärer som är med i 
årets utställningar.

Vem läser ett förord? Du som gör det – vi är övertygade om att möten 
med konst skapar dialog och utrymme för eftertanke och förändring. 
Vi vill rikta ett stort tack till er för att ni besöker och deltar, för att ni 
hittar till platsen och fortsätter att upptäcka och ifrågasätta. Av alla 
besökare vill vi i år särskilt lyfta fram lärarna. Förra året deltog 12 000 
barn skolbarn i Wanås Konsts pedagogiska verksamhet. De utforskade 
platsen i visningar och workshoppar, mötte konst och konstnärer och 
arbetade praktiskt med tankar som uppstått. Det är inte enkelt att hitta 
plats i schemat, lösa logistiken och sedan sitta på en buss minst en 
timma för att komma till Wanås. Men kom ihåg – vi vill ha er här! Vi 
ser hur konsten inspirerar och hur ni inspirerar oss. Med ekonomiskt 
stöd av bland annat Allmänna Arvsfonden sätter vi i år äntligen spa-
den i marken och påbörjar bygget av egna lokaler till pedagogiken. Vi 
fortsätter att ha fokus på att upptäcka konsten ute i parken, men snart 
har vi tak över huvudet när det regnar, tillgång till vatten och varma 
lokaler så att vi kan utöka tidpunkterna när vi kan ta emot barn och unga.

Wanås Konsts team jobbar året runt. Nyfikenheten och engagemanget 
är ovärderligt. En liten styrka får mycket att hända – i parken, konst-
hallen och på kontoret. På större avstånd, men med visioner för 
framtiden, arbetar stiftelsens styrelse som vi riktar ett varmt tack till. 
Utställningen i Sydafrika 2018, inklusive omfattande pedagogiska 
program, genomfördes med stöd av Svenska Postkodstiftelsen, Svenska 
institutet och Sveriges ambassad i Pretoria. De som ger oss medel 
att göra det vi gör här och nu är stat, region, kommun, fonder och 
föreningar, företag och privatpersoner – se till spalten till vänster. 
Alltid ett särskilt tack till familjen Wachtmeister. 

Hade du velat vara med på listan? Finansiärer sökes till spännande 
pedagogiskt projekt med fokus på erfarenheter för livet. Hör av dig 
om du vill veta mer. 

VÄLKOMNA! 
Elisabeth Millqvist & Mattias Givell Verksamhetsledare

* historia (latin, av grekiska histori’a, ’vetande’, ’kunskap’, ’forskning’, 
’berättelse’, till hi’stōr ’kunnig’). Nationalencyklopedin

WANÅS KONST – CENTER FÖR KONST OCH LÄRANDE, 
producerar och förmedlar konst som utmanar och för-
ändrar synen på samhället, i landskapet runt Wanås. 
Förutom den permanenta samlingen visas omfattande 
tillfälliga utställningar utom- och inomhus, med tillhöran-
de program med visningar, konstnärssamtal och work-
shoppar för en bred publik. Wanås Konst producerar 
platsspecifik internationell samtidskonst och lärande 
med nyskapande och tillgänglighet för alla som ledord. 

I skulpturparken och den permanenta samlingen 
finns ett 70-tal platsspecifika konstverk i landskapet som 

har skapats särskilt för Wanås Konst av konstnärer som 
Igshaan Adams, Jenny Holzer, Yoko Ono och Ann-Sofi 
Sidén. Skulpturparken har årligen cirka 80 000 besök och 
10 000 barn och unga deltar i pedagogiska aktiviteter. 

Wanås Konst drivs av ideella Stiftelsen Wanås Ut-
ställningar. Marika Wachtmeister grundade verksamhe-
ten 1987 och ledde den till 2010. Sedan 2011 leds 
verksamheten av chefsduon Elisabeth Millqvist och 
Mattias Givell. Verksamheten finansieras genom egen-
intäkter, statligt, regionalt och kommunalt stöd, liksom 
privata stödfonder och sponsring. 

 ATT LÄRA AV 
UNDERSÖKNINGEN

Vi som får det att hända – Wanås Konsts personal, april 2019.

Så här går vi runt.

Din entré stödjer
konsten och pedagogiken!



Wanås Konst och Nirox Foundation i Sydafrika har sedan 2013 samarbetat genom besök,  
dialog och utbyten. 2018 samproducerade Wanås Konst och Nirox skulpturpark den 
internationella grupputställningen Not A Single Story med 25 konstnärer från hela världen  
på Nirox utanför Johannesburg. 

Inledningen till Chimamanda Ngozi Adichies berömda TED Talk Faran med bara en enda  
berättelse från 2009 är utgångspunkt och inspiration till utställningens titel, Not A Single Story.  
Adichie är en av Nigerias mest berömda författare och fick sitt genombrott 2007 med 
romanen En halv gul sol. Här intill presenteras ett utdrag från Adichies tal. 

Utställningen på Nirox blev sedan startpunkten för en andra upplaga som nu presenteras i 
fokuserad form med åtta konstnärer på en ny plats i världen – Wanås. Not A Single Story II väver  
in författaren Taiye Selasis fråga ”Var är du hemmastad?”, som blir en del av berättelsen. 
Till hösten 2019 kommer en bok som dokumenterar hela projektet.

Lungiswa Gqunta, Lawn 1, 2019 (detalj). Foto Mattias Givell.
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Makt är inte bara förmågan 
att berätta en annan människas historia, 

utan att göra det till historien 
som definierar den människan.

‚‚

JAG ÄR EN HISTORIEBERÄTTARE. Och jag skulle vilja dela med mig av några personliga 
historier om vad jag vill kalla ”faran med en enda berättelse”. Jag växte upp på ett universitetsom-
råde i östra Nigeria. Min mor säger att jag lärde mig läsa när jag var två år gammal, men jag tror 
att fyra ligger närmare sanningen. Så jag började läsa tidigt. Och vad jag läste var brittiska och 
amerikanska barnböcker. 

Jag började även skriva tidigt. Och när jag började skriva, i sjuårsåldern, berättelser skrivna i bly-
erts med kritteckningar som min stackars mor var tvungen att läsa, så skrev jag precis den sorts 
berättelser jag läste. Alla mina karaktärer var vita och blåögda. De lekte i snön. De åt äpplen. Och 
de pratade mycket om vädret, hur härligt det var att solen tittade fram. Detta trots att jag levde i 
Nigeria. Jag hade aldrig varit utomlands. Vi hade inte snö. Vi åt mango. Och vi pratade aldrig om 
vädret, det fanns inget behov av det. 

Mina karaktärer drack också mycket ginger ale eftersom karaktärerna i de brittiska böckerna jag 
läste drack ginger ale. Det spelade ingen roll att jag inte hade någon aning om vad ginger ale var. 
Och under många år hade jag en desperat längtan efter att få smaka på ginger ale. Men det är en 
annan historia. 

Jag tror att detta illustrerar hur påverkbara och sårbara vi är inför en berättelse, speciellt som barn. 
Eftersom allt jag hade läst var böcker med utländska karaktärer, blev jag övertygad om att böcker, 
till sin natur, måste ha utlänningar som karaktärer, och de måste handla om saker som jag inte 
kunde identifiera mig med.

[…]

Det är omöjligt att tala om den enda berättelsen utan att också tala om makt. Det finns ett ord, ett 
ord på igbo, som jag tänker på när jag än tänker på maktstrukturer i världen, och det är ”nkali”. Det 
är ett substantiv som fritt översatt betyder att ”vara bättre än någon annan”. Precis som våra ekono-
miska och politiska världar, definieras även våra berättelser av nkali-principen. Hur de berättas, vem 
som berättar dem, när de berättas, hur många olika historier som berättas, beror egentligen på makt. 

Makt är inte bara förmågan att berätta en annan människas historia, utan att göra det till historien 
som definierar den människan. Den palestinska poeten Mourid Barghouti skriver att om du vill för-
driva ett folk, så är det enklaste sättet att berätta deras historia, och att börja med, ”för det andra.” 
Börja berättelsen med den amerikanska urbefolkningens pilar, och inte med britternas ankomst, 
och du får en helt annan historia. Börja berättelsen med den afrikanska statens misslyckande, och 
inte med kolonisationen av den afrikanska staten, och du får en helt annan historia. 

Nyligen talade jag vid ett universitet där en student berättade för mig att det var så synd att nige-
rianska män var våldsamma som faderskaraktären i min roman. Jag berättade att jag precis läst en 
roman som hette ”American Psycho” och att det var så synd att unga amerikaner är seriemördare. 
Nu sade jag ju detta i ett utbrott av mild irritation. 

 Det hade aldrig kommit för mig att tro att bara för att jag har läst en roman där en karaktär är 
seriemördare så måste han på något sätt representera alla amerikaner. Nu beror inte det på att jag 
är en bättre människa än den studenten, tack vare USA:s kulturella och ekonomiska makt hade jag 
många berättelser om USA. Jag hade läst Tyler och Updike och Steinbeck och Gaitskill. Jag hade 
inte bara en enda berättelse om USA.

När jag insåg, för några år sedan, att författare förväntades ha haft en verkligt olycklig barndom 
för att kunna bli framgångsrika, började jag fundera på vad jag skulle kunna hitta på för hemska 
saker som mina föräldrar hade utsatt mig för. Men sanningen är att jag hade en väldigt lycklig 
barndom, full av skratt och kärlek, i en nära sammansvetsad familj. Men jag hade också far- och 
morföräldrar som dog i flyktingläger. Min kusin Polle dog eftersom han inte kunde får tillräckligt 
bra sjukvård. En av mina närmaste vänner, Okoloma, dog i en flygolycka eftersom brandbilarna 
inte hade tillgång till vatten. 

Jag växte upp under ett kuvande militärstyre som inte värderade utbildning, så att mina föräldrars 
löner inte betalades ut ibland. Så ibland såg jag, som barn, marmeladen försvinna från frukostbor-
det, sedan försvann smöret, sedan blev brödet för dyrt, sedan blev mjölken ransonerad. Och mest 
av allt, en sorts normaliserad politisk skräck som invaderade våra liv. 

Alla dessa berättelser gör mig till den jag är. Men att hävda enbart dessa negativa berättelser vore 
att ta bort många av mina erfarenheter, och att bortse från alla de andra berättelser som också for-
made mig. Den enda berättelsen skapar stereotyper. Och problemet med stereotyper är inte det att 
de inte stämmer, utan att de är ofullständiga. De gör en berättelse till den enda berättelsen. 

[…]

Berättelser har betydelse. Mängden berättelser har betydelse. Berättelser har använts för att för-
driva och för att skada. Men berättelser kan också användas för att berättiga och mänskliggöra. 
Berättelser kan ta värdigheten ifrån ett folk. Men berättelser kan också återge förlorad värdighet. 

Den amerikanska författaren Alice Walker skrev så här om sina sydstatssläktingar som hade flyttat 
till nordstaterna. Hon introducerade dem till en bok om livet de lämnat bakom sig, i sydstaterna. 
”De satt samlade, de läste boken själva, de lyssnade när jag läste boken, och ett slags paradis åter-
upprättades.” Jag vill avsluta med denna tanke: När vi avvisar den enda berättelsen, när vi inser att 

det aldrig finns enbart en enda berättelse om en plats, då skapar även vi ett slags paradis. 

The Danger of a Single Story av Chimamanda Ngozi Adichie. 
Copyright © Chimamanda Ngozi Adichie, 2009, med tillstånd av The Wylie Agency (UK) Limited. 
Översättning Pia Bergqvist.     

Faran 
med bara 
en enda  
berättelse 
   										           av Chimamanda Ngozi Adichie 



  Peter Geschwind & Gunilla Klingberg, LIFESYSTEMS – NONSPACE, 2019, (detalj). Foto Mattias Givell.

KOMPLICERA 
BERÄTTELSEN
Berättelsen, konstnärskapen och platsen möts i Not A Single Story II på Wanås. 

Konstverken återger landskap, berättar med krossat glas, gestaltar fantastiska 

varelser, tomrum och skuggspel mellan träden. Nya frågor uppstår. 

En av dem ställs av författaren Taiye Selasi, som frågar var är du hemmastadd 

istället för var kommer du ifrån. Vilket är ditt svar?
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DET POLITISKA, POETISKA OCH METAFORISKA
Fleeing away from what bothers you most var titeln som 
curatorn Sarit Shapira gav en utställning på Magasin III i 
Stockholm år 2007. Konstnärerna i den utställningen var bo-
satta i Mellanöstern, för dem var det politiska intresset och att 
konfrontera konflikten mellan Israel och Palestina oundvikligt. 
Samtidigt mötte Sarit Shapira konstnärer som sysselsatte sig 
med helt andra frågor, som var trötta på förväntningarna på 
vad deras konst skulle handla om, som ville ge plats åt utforsk-
ningar. Konstnärer ägnade sig åt båda delar eller, som hon såg 
det, åt tre delar: ”Utgångspunkten för dessa arbeten är i själva 
verket tredelad. Å ena sidan de faktiska och omedelbara poli-
tiska realiteterna, å andra sidan det utopiska konstverkets sfär 
som bygger på det imaginära och antydande, det poetiska och 
metaforiska. Och mellan dessa två världar finns ett avstånd, en 
oöverbryggbar klyfta… för till just detta avstånd kan konstnä-
rerna fly, bort från den bekymmersamma (politiska) kontexten, 
för att sedan återvända, och så vidare fram och tillbaka, i en 
oändlig cirkelrörelse.”

Den politiska situationen vävs samman, menade Shapira, med 
det poetiska och emotionella i berättelserna som de väcker. 
Sydafrika har i likhet med Israel en historieskrivning kantad 
av konflikt och trauma. När konstnärerna från olika delar av 
världen tog sig an utställningen Not A Single Story i Sydafrika 
2018 gjorde de det med en mängd olika ingångar. Det fanns 
emellertid ingen tvekan om att vardagen, fylld av politiska be-
rättelser, blev en del av deras konstnärliga uttryck och innehåll 
som en ofrånkomlig närvaro. Poeten Wisława Szymborska har 
konstaterat att tiden är politisk: 
”Vad du talar om har resonans.
Vad du tiger om är talande
På ett eller annat sätt också när du 
vandrar genom skogen tar du ett politiskt steg. 
På politisk grund.”

NOT A SINGLE STORY II 
Var har då konstnärerna vandrat när de har arbetat med utställ-
ningarna? Nirox ligger i provinsen Gauteng i området med det 
storslagna namnet Cradle of Humankind, mänsklighetens vag-
ga, ett UNESCO-världsarv som uppskattas rymma 40 procent 
av de fossiler av människans anfäder som hittills har upptäckts. 
Platsen influerar när konstnärer skapar nya konstverk utomhus, 
det är miljöer som är motsatsen till neutrala rum, oavsett om 
det är en svensk bokskog eller ett område som kombinerar 
välklippt gräsmatta med kilometerlånga gångar i dolomitgrot-
tor. På Nirox återkom flera konstnärer till marken, vem som en 
gång levt på platsen, till våra anfäder – ett arv som laddar om-
givningen. Ett av de äldsta fynden i området är kvarlevor efter 
en Australopithecus africanus, daterad till 2,3 miljoner år gam-
mal. De fascinerande arkeologiska fynden riktar fokus bakåt i 
tiden och ger oss en gemensam historia. När forskare idag 
genom DNA-teknik berättar om vilka vi var, hur vi har flyttat 
och delvis hur vi har sett ut är det en historia som ofta förvånar 
oss, som vi inte har känt till, men spåren finns i våra kroppar.  

Den andra delen av utställningen Not A Single Story äger rum 
på Wanås, en plats som förknippas med den medeltida, danska 
försvarsborgen, som restes under krigen mellan Danmark och 
Sverige. Gamla grusvägar kantade av alléer lyfter fram byggna-
dens centrala placering, de markerar riktning, stenmurar visar 
gränser och de omgivande byggnaderna har vuxit upp runt 
omkring. Borgens historia, som i svenska ögon ofta uppfattas 
som gammal, är så mycket yngre jämfört med platsen för ut-
ställningens första del, så ung att ägarlängden är dokumente-
rad, den går tillbaka till 1480 med namngivna personer. 
Platsen kopplad till byggnaden handlar om arbete, brukande 
av jord, om arv och rötter, men vi lever i en tid av förflytt-
ningar.

SANTIAGO MOSTYN
En filmad karavan av människor utgör ena delen av Santiago 
Mostyns video, som han gjort till Erik Lundins Suedi. Artisten 
Lundin rappar berättelsen om sin uppväxt i västerort utanför 
Stockholm, om hur han lever och bor i Sverige, inandas luften 
men är sedd som invandrare, andra generationen och att han 
trivs bäst i orten, men så småningom lämnar Svea för gott för 
att känna sig hemma, men då kommer vändningen i texten:
”plötsligt hände något hemskt 
för kussens polare blev jag presenterad som svensk, 
jag var suedi, jag vaknade upp och var suedi”

Lundins rappade historia, hans kamp med sig själv, tillvaron och 
andras blick på honom möter Santiago Mostyns bilder i video-
verket SUEDI. Två män testar wrestlinggrepp, breda ryggar och 
breda nackar, handled om hand, hand om nacke följer de en tyst 
överenskommelse om hur träningen ska gå till, de bleka krop-
parna i det ljusa rummet står stadigt och de upprepar rörelser de 
känner väl. Skulderblad, axel, muskler – när kameran zoomar 
in är kropparna som ett böljande landskap och det är just land-
skap vi ser i videons andra del, till samma text. Vi lämnar trä-
ningslokalen och ser ringlande köer av människor, som likt ett 
bibliskt uttåg går utmed en järnvägsräls och längs åkrar i ett vid-
sträckt jordbrukslandskap. Filmat från luften ser det ut som ett 
grönt och brunt lapptäcke. Det skulle kunna vara runt hörnet, i 
Skåne, men är Associated Press nyhetsbilder hämtade från 2015 
då särskilt kriget i Syrien tvingade stora mängder människor på 
flykt och det så småningom skulle bli antalet – en ström, ett tåg, 
en massa – som kom att bli betydelsefullt, istället för perso-
nerna på flykt bakom siffrorna. Mostyn har tidigare tagit fasta 
på rörelse i videon Delay, då han går ut i Stockholmsnatten på 
Stureplan och famlande, dansande, snubblande tar sig runt 
bland dem som vant går på upplysta uteställen. Han ställer sig 
bredvid och rör ibland de personer han närmat sig, mörk hand 
mot vit kind, han är bredvid men inte en av. Erfarenheten, till-
hörigheten, utanförskapet förkroppsligas och förstärks i rörel-
sen. I SUEDI ställer Mostyn självklara kroppar, två individer 
mot en massa, som inte vet vilka de kommer att vakna upp som 
imorgon, vilket språk de kommer att höra och försöka lära sig. 
Lundins berättelse har en annan bakgrund, men en dag blev han 
någon annan än han själv trodde – identitet är inte statisk.

 Santiago Mostyn, SUEDI (Slow Wave Edit), 2017/2019 (filmstillbild).

SANT IAGO MOSTYN  (f 1981) arbetar med foto, 
video, skulptur och installation. Hans verk tar avstamp i per-
sonliga och politiska berättelser som utforskar kolonialism, 
sociala normer och utanförskap. På Wanås Konst visar han 
videoverket SUEDI (Slow Wave Edit) (2017), ett videoverk 
i två delar – personer i en brottningsmatch följs av flygfoto, 
som återger migranters vandring till fots genom södra Eu-
ropa. Bilderna knyts ihop med låten Suedi av rapparen Erik 
Lundin, bearbetad av musiker- och konstnärsduon Susanna 
Jablonski + William Rickman. För utställningen på Wanås 
har Mostyn inkorporerat bilder från platsen. Mostyn har 
deltagit i utställningar på bl.a. Kunst-Werke, Berlin (2008), 
Hiroshima Museum of Contemporary Art (2015), Moderna 
Museet i Malmö och Stockholm (2016), Göteborgs konsthall 
(2017) och Galleri Format, Malmö (2019). Han är aktuell 
med en utställning på Lunds konsthall sommaren 2019. 2018 
curaterade han Modernautställningen på Moderna Museet, 
Stockholm tillsammans med Joa Ljungberg.

VAR ÄR DU HEMMASTADD?
Det enkla svaret är att jag är hemmastadd i Stockholm, även 
om det inte är därifrån jag kommer. Det är där jag jobbar, 
sover, fostrar barn, och tänker på min plats i världen. Men 
det som är konstigt är att känna sig hemmastadd men betrak-
tas som främling på samma plats, på samma gång. Vilket 
väcker frågor om perception: Erik Lundin, rapparen som har 
gjort låten som min video baseras på, är född och uppvuxen 
i Sverige, och rappar om att behandlas som en främling på 
grund av sitt utseende. Hur mycket tar vi hemmastaddheten 
för fribrottarna som vi ser i videon för given, eller främlingska-
pet hos dem som reser genom landet?
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FARAN MED BARA EN ENDA BERÄTTELSE
Var kommer du ifrån? är en av de första fraser den som stude-
rar ett nytt språk lär sig jämsides med – Jag heter. Författaren 
Taiye Selasi tyckte att varenda presentation av henne under 
en bokturné blev felaktig; hon presenterades på olika vis och 
det gav skilda förväntningar och att tänka på sig själv som 
multinationell, såsom företag beskrivs, kändes inte mer rättvi-
sande. Född, studerat, bosatt i olika länder med föräldrar från 
ytterligare olika länder – presentationen reducerades till en 
enda berättelse, konstaterade Selasi. Hon refererar därmed till 
författaren Chimamanda Ngozi Adichie som inledde sitt väl-
kända TED Talk med orden: ”Jag är en historieberättare. Och 
jag skulle vilja dela med mig av några personliga historier om 
vad jag vill kalla ’faran av den enda berättelsen’”. Adichie 
konstaterar: ”Berättelser har betydelse”, och fortsätter: ”Hur 
de berättas, vem som berättar dem, när de berättas, hur många 
olika historier som berättas, beror egentligen på makt.”

Chimamanda Ngozi Adichies berättelse är utgångspunkten 
för utställningen och inspiration till utställningstiteln, Not A 
Single Story. De medverkande konstnärerna, deras aktuella 
frågor och praktiker, tillsammans med platsen och berättelsen 
som ett koncept är utställningens centrala delar. Berättelser 
kan användas och har använts i utställningstitlar med oändliga 
tolkningsmöjligheter, men konstverken i Wanås Konsts utställ-
ning är inte nödvändigtvis narrativa, de har en vidare och mer 
förvandlingsbar referensram.

MARCIA KURE
Förvandling är ett återkommande tema för Marcia Kure. Hon 
har arbetat med en serie collage med titeln Dressed up Series, 
2011, som hon ser som självporträtt utan bilder av sig själv. 
Collagetekniken sammanfogar; hon klär upp, ner och ut karak-
tären hon sätter samman. Ett sådant självporträtt av Kure kan 
omfatta ett gräsandhuvud, en manlig rappare, en viktoriansk 
1800-talsklänning, en gympadoja och en hund. Hon beskriver 
det som att det finns delar av henne överallt. 

På Nirox tog Kure fasta på papegojblomman (Strelitzia regina) 
som kommer från Sydafrika. Namnet lyfter fram att plantan 
liknar en fågel, men den har också en dold koppling till djur 
genom att den innehåller substansen bilirubin, som hos män-
niskan har en nedbrytande funktion och utsöndras från levern. 
Forskare har tidigare enbart känt till att ämnet existerar hos 
djur och upptäckten understryker svårigheten i alla uppdel-
ningar. I Kures fall blev plantans engelska namn – Bird of 

Paradise – titel på en grupp mjuka, textila skulpturer och 
inspiration för deras färgpalett. Materialvalet är en fortsättning 
på andra arbeten hon gjort med tyg och päls, som kombinerats 
till sammansatta former som går bortom konventioner för 
kläder och mode. På Wanås har hennes mjuka skulpturer vuxit 
och letat sig upp i träden, de vilar tryggt på grenarna och deras 
färg, inspirerad av mossan i bokskogen, kamouflerar dem bland 
trädens gröna blad. 

Kure samplar uttryck i sina skulpturer och gör dem svårdefi-
nierbara. Det finns kopplingar till metoden naturlig syntes och 
Art Society, en konstnärsgrupp som bildades av studenter från 
universitetet i Zaria i norra Nigeria i slutet av 1950-talet, som 
ville vända sig bort från västerländska konsttraditioner och det 
europeiska inflytandet från lärarna och istället utforska lokala 
traditionella uttryck. Uche Okeke blev ledande på universitetet 
i Nsukka, där Kure senare gick, tecknade gestalter med sling-
rande linjer som kombinerade växtriket med människo- och 
djurdrag. Art Society använde sig av berättelser på igbo, 
yoruba, urhobu och arbetade för en ny nationell identitet efter 
att Nigeria på 1960-talet blivit självständigt. Den politiska 
historien vävdes in som en del av deras konstnärligt språk. När 
Kure förvaltar arbetssättet hämtar hon även material från forsk-
ning, Disney, mjukisdjur och löshår; det finns en närhet till 
vardagen och populärkultur.

LUNGISWA GQUNTA
Det som är närmast – objekt i hemmet – är en utgångspunkt 
för Lungiswa Gquntas konst och hemmet är både trygghet och 
en plats för fara i vardagen. Hon vill att vi ska känna det, att 
vi inte ska kunna värja oss för hennes verk. Det räcker inte 
att vi ser flera tusen avslagna, vassa, uppställda glasflaskor 
glittra ljusgrönt i verket Lawn I. Genom lukten av bensin som 
dominerar utställningsrummet vill hon att vi ska få en fysisk 
förnimmelse av materialet till vapnet som alla kan tillverka: 
bensinbomben. 

Gqunta är född 1990. Fyra år senare avskaffades apartheidre-
gimen och Nelson Mandela valdes till president, och mannen 
som kallades för terrorist av Reagan och Thatcher blev freds-
symbol. 2018 gick hans mer omdiskuterade fru Winnie Madiki-
zela-Mandela bort. Medan Mandela var fängslad hanterade 
Madikizela-Mandela tillvaron och hennes val föll inte på en 
icke-våldsstrategi; i intervjuer gav hon uttryck för sorg, frustra-
tion och uppmanade till motstånd: ”Det finns inget regeringen 
inte har gjort mot mig. Det finns inte en smärta jag inte har 

MARC IA  KURE  (f 1970) arbetar med collage, må-
leri, teckning och skulptur som utforskar identitet kopplat 
till mode, populärkultur och femininitet. För utställningen 
Not A Single Story II på Wanås Konst har hon gjort verket 
Denizens som består av två svårdefinierade textila figurer, 
placerade högt upp i träden. Konstverket är en fortsättning 
på skulpturgruppen Bird of Paradise (2018), som hon gjorde 
på Nirox Foundation, Johannesburg. Kure är utbildad vid 
University of Nigeria, Nsukka. Hennes konst har visats i 
ett stort antal separatutställningar runtom i världen och hon 
har deltagit i bl.a. Sharjahbiennalen (2005), La Triennial 
på Palais de Tokyo, Paris (2012), Dak’Art-biennalen, Dakar 
(2014) och i Koyo Kouohs utställning Body Talk på Lunds 
konsthall (2015). Hennes verk finns i samlingar på bl.a. 
British Museum, London, Smithsonian American Art Museum, 
Washington D.C. och Centre Pompidou, Paris. 2014 hade 
hon ateljévistelse på Victoria and Albert Museum, London.

VAR ÄR DU HEMMASTADD?
Jag är hemmastadd där jag bor i nuet; och jag är hem-
mastadd där min fantasi tar mig. Min familj flyttade mycket 
under min barndom i Nigeria, och jag har flyttat mycket 
under de många år jag har bott i USA. Jag har aldrig varit 
på en fast plats mentalt. Tack vare internet utför jag min ritual 
inom och långt bortom den plats där jag betalar skatt. Den 
hemmastadda platsen är virtuell.

LUNGISWA GQUNTA (f 1990) arbetar med skulptur 
och installation som synliggör ojämlikhet i det sydafrikanska 
samhället. På Wanås visar hon två konstverk. Divider består 
av ölflaskor som hänger i rep tvinnade av lakan, som bildar 
en barriär i parken. Konstverket uppmärksammar hur alko-
holen splittrar familjer och samhällen, den första versionen 
visades i utställningen Qokobe på galleriet Whatiftheworld, 
Kapstaden 2016. Tusentals sönderslagna läskflaskor är place-
rade i en rektangel och lukten av bensin sprider sig i rummet 
i konstverket Lawn I, som refererar till våld och motstånd. 
Gqunta har examen från Michaelis School of Fine Art, Kapsta-
den. 2017 deltog hon i Istanbulbiennalen och Manifesta 12, 
Palermo. Hon är representerad på Zeitz MOCCAA, Kapstaden. 
Hon är en del av konstnärskollektivet iQhiya som ställde ut 
på documenta 14 i Aten och Kassel (2017). Gqunta har för 
närvarande ett tvåårigt ateljéstipendium på Rijksakademie 
van Beeldende Kunsten, Amsterdam.

VAR ÄR DU HEMMASTADD?
Jag är hemmastadd där gemensamma aktioner och boende-
kollektiv blomstrar. Där gemensamt helande och motstånd är 
ett av sätten på vilka vi vårdar oss själva och andra.

Marcia Kure, Denizens, 2019 (modell). ‚‚
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Vi har inga vapen – vi har bara 
stenar, tändsticksaskar och bensin.



känt […] Vi har inga vapen – vi har bara stenar, tändsticksas-
kar och bensin.” Citatet är ett av hennes mest kända uttalan-
den. Gqunta använder det i titeln på ett konstverk med avtryck 
av tändstickor på papper, färgat av och indränkt i bensin: 
Together, hand in hand, with our matches and our necklaces, 
we shall liberate this country. I sin sista intervju bara veckor 
innan hon gick bort sade Madikizela-Mandela:
”Jag skulle vara mycket naiv om jag antydde att dagens Syd-
afrika är vad vi drömde om när vi offrade våra liv.” 

Det är det uppdelade Sydafrika, tyngt av fattigdom och struk-
turell orättvisa och kampen för den svarta befolkningen, som 
är central för Gquntas konst. När flaskan är material för att 
tillverka en bensinbomb står den för våld, men den är kopplad 
till flera sorters våld. Ölflaskor hänger i tvinnade rep i verket 
Divider, som utgör ett draperi och avskärmar en stig i skogen 
och gör det nödvändigt för betraktaren att hitta en annan väg 
för att komma fram. Gqunta växte upp i en svartklubb (she-

been). Under apartheid förbjöds traditionell dryckestillverk-
ning och ersattes av utskänkning av massproducerade alkohol-
drycker, alkoholen användes som sätt att foga, förtrycka och 
belöna. Vi behöver inte gå långt tillbaka i tiden för att hitta 
samma tradition, om än i ett annat sammanhang, i Sverige. 
Flera gårdar hade bryggerier och alkohol var betalning, belö-
ning och ett medel för att uthärda. Alkohol går hand i hand 
med beroende och genom de tomma flaskornas tysta berättelse 
spänner verket mellan det politiska och privata.

LUBAINA HIMID
Beröringspunkterna mellan berättelse och historia är många 
och på svenska kan orden ha samma betydelse, i motsats till 
engelskans uppdelning mellan story och history. Genom att 
använda ordet skulpturpark och främst arbeta utomhus uppstår 
referenser till en tradition – konsthistorien – vad gäller skulp-
tur i allmänhet och land art i synnerhet, med jord, stenar och 
sand som material och motiv. Det är en manlig tradition. Som 

svar på en ensidig konsthistoria dominerades utställningen 
på Nirox i Sydafrika av kvinnor, men också av konstnärs-
duor – till skillnad mot en upphovsperson – samt av personer 
som inte identifierar sig med något kön. Konstnären Lubaina 
Himid tar spjärn mot historien genom sitt konstnärskap, hon 
låter oss gå in i den och skriver om den. I Vernet’s Studio fyller 
hon ett rum med kvinnor från konsthistorien. Gestaltningen är 
baserad på personernas egna konstverk som hon sedan gjort 
målningar av på plywood och gett formen av silhuetter som 
får personifiera dem. Medan vi troligtvis identifierar Frida 
Kahlo (1907–1954) och Georgia O’Keeffe (1887–1986) får 
Himid oss att fundera på vilka vi inte kan namnen på och 
varför, och hon har lagt till konstnärskap som hon anser borde 
vara inkluderade i konsthistorien, bland andra Claudette 
Johnson, som liksom Himid själv var del av BLK Art Group, 
vilken grundades 1979 i Wolverhampton, England. Gruppen 
var en sammanslutning av unga konstnärer som debatterade 
den rådande kanon och ställde frågor om vad svart konst var 
och kunde vara. Flera av de aktiva utgjorde senare en del av 
British Black Arts Movement, som grundades 1982 med fokus 
på antirasistisk diskurs och feministisk kritik.

Konstverket på Wanås, Vernet’s Studio från 1994, refererar till 
en faktisk målning: Konstnärens ateljé från 1820 av Horace 
Vernet (1789–1863). Ateljén var också på den tiden ett viktigt 
motiv och i originalmålningen arbetar konstnären i en livlig 
miljö omgiven av män som gör allt från att fäkta till att debat-
tera. Ungefär samtida med Horace Vernet var Élisabeth Louise 
Vigeé Le Brun (1755–1842), som är den äldsta representerade 
konstnären i Himids ”studio”. Hon var verksam då de kvinn-
liga konstnärerna var få, därtill har de som var verksamma 
raderats ur historien och behövt återupptäckas – en pågående 
process. Namnlöshet återvänder Himid till i flera verk med 
mänskliga siluetter, däribland Naming the Money, som består 
av 100 figurer. De gestaltar personer som har förslavats och 
tilldelats fiktiva men möjliga öden, och presenteras med namn 
och yrke bredvid en ny pålagd identitet i deras tillvaro som 
slavar. Himid har beskrivit sitt konstnärskap: ”Jag behöver 
göra det eftersom det finns historier som måste berättas. Det 
finns historier som inte berättas. Det finns luckor i historien 
som inte fylls [...] och jag kan bara måla. Så istället för att 
vara en politiker eller en historiker är det detta jag gör.”

I Feast Wagons, 2015 – ett samarbete med Susan Walsh – läm-
nar Himid gestalterna och låter gamla kärror, leksaker på hjul, 
bli underlag för målningar av varor som refererar till handel 
och förflyttning. Med det traditionstyngda måleriet som red-
skap lyfter Himid fram en osynlig historia, men understryker 
också att betraktaren lägger till innehåll och erfarenhet.
 

LUBA INA H IM ID  (f 1954) har varit verksam som 
konstnär sedan 1980-talet. Hon arbetar med tekniker som 
måleri, collage och funna objekt, ofta i installationer som 
upptar hela rum. Himid var en av de tidiga konstnärerna i 
den brittiska Black Arts-rörelsen på 1980-talet och återkom-
mer till historia, kolonialism och historieskrivning både i sina 
egna verk och genom att göra utställningar. På Wanås Konst 
visar hon en del av Vernet’s Studio (1994), som kommenterar 
konsthistorien – vem som är konstnär och hur konst skapas 
– genom att återge kvinnliga konstnärer såsom Frida Kahlo 
och Jenny Holzer. Hon ställer också ut Feast Wagons (2015), 
som är ett samarbete med Susan Walsh, där olika transpor-
ter – skrindor, kärror – har modifierats och blivit underlag för 
målningar i ett konstverk om förflyttning. Himid är professor i 
samtidskonst vid University of Central Lancashire, Storbritan-
nien. 2017 belönades hon med det prestigefyllda Turner-
priset. 2019 presenterar hon en separatutställning på New 
Museum, New York.

VAR ÄR DU HEMMASTADD?
Jag är inte hemmastadd någonstans. Jag bor nu i Preston, 
Storbritannien, men föddes på Zanzibar och tillbringade 
mina första 35 år i London. Ingenstans är hemma för mig.
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Lungiswa Gqunta, Divider, 2016, detalj från installation på Wanås 2019. Foto Mattias Givell.

Lubaina Himid, Feast Wagon, 2015, 1994. Foto Mattias Givell.



ANIKE JOYCE SADIQ
Även hos Anike Joyce Sadiq blir betraktaren en bärande del av 
konstverket och frånvaron har huvudroll. Om vi sätter oss på 
den ensamma stolen i hennes You Never Look At Me From The 
Place From Which I See You ser vi vår egen skugga på väggen, 
men också någon annans; skuggorna glider ihop och isär när 
den obekanta skuggan rör sig. För nästa person som kommer 
in i rummet blir den sittande personens rygg en projektionsyta 
för en text. Sadiq citerar och omformulerar Jaques Lacan och 
Frantz Fanon. I likhet med skuggornas möte låter hon de frans-
ka filosoferna mötas och sammanställer påståenden och frågor 
till en text om betraktaren och betraktande. Enligt Lacan har 
individen en ambivalent relation till sig själv, jaget är inte för-
enande, identifikationen stämmer aldrig helt och vi måste korri-
gera våra uppfattningar hela tiden, vilket påverkar vår verklig-
hetsuppfattning. Fanon analyserar hur kolonialismen kuvat och 
skapat en negativ svart självbild, en stereotyp, och hur såväl 
svarta som vita begränsas av sin svarthet respektive vithet.

I sin arbetsprocess börjar Sadiq med det skrivna ordet och hon 
låter ofta text finnas med i gestaltningen. Ord dyker upp på pla-
kat, skrivna med en ringlande sladd, eller på konstverkets verk-
skylt, men konstverket är en upplevelse också bortom texten 
och det är inte säkert att bokstäverna ens upptäcks av personen 
på stolen. Hinner vi läsa är det sannolikt enbart fragment, som 
till exempel The only form of recognition is mutual. På Sadiqs 
modersmål tyska, liksom på svenska, betyder recognition både 
igenkännande och erkännande (Anerkennen/Erkennen). Ibland 
blir inte betydelserna entydiga, orden trasslar in sig i varandra 
och språket blir ett ytterligare lager av vår förståelse.

PETER GESCHWIND & GUNILLA KLINGBERG
Den rörliga bildens historia är i fokus i Peter Geschwinds 
konstnärskap utifrån en storslagen idé om att gå tillbaka till 
tidig rörlig bild, gestalta rörliga kompositioner och utforska 
var vi skulle befunnit oss om innovatörerna hade gått en annan 
väg, vilka berättelser vi hade kunnat föreställa oss. Han har i 
likhet med Sadiq ofta använt sig av skuggor och i utställningen, 
där Geschwind och Klingberg samarbetar, dyker skuggor upp 
igen. Duons gigantiska luftskulptur, som arkitektoniskt bre-
der ut sig i skogen och fyller tomrummen mellan träden, blir 
också en tvådimensionell projektionsyta att se naturen igenom. 
Skuggor från grenar och lövverk blir mönster på skulpturens 
väggar av presenning och bilden av det vi är helt omgivna av 
i naturen får oss att lägga märke till naturen igen. Klingberg 
har arbetat mycket med mönster i sitt konstnärskap, men har 
då skapat dem själv. Hon har sammanställt upprepade ord 
till hypnotiska mandorlor, vars beståndsdelar vi vid närmare 
betraktande kan känna igen som välbekanta lågprisvaruhusked-
jors logotyper. Geschwind och Klingberg arbetar både separat 
och tillsammans. Ett av deras mest välbekanta samarbeten var 
i utställningen ReShape i Venedig 2003 där de tog plastpåsar 
från livsmedelsaffärer och sammanfogade dem, för att sedan 
koppla dem till en fläkt, fylla dem med luft och skapa en rörlig 
skulptur. 

Påsen – det alldagliga materialet, hämtat från deras omgivning 
– är ett karaktäristiskt val för dem, på samma sätt som ljud från 
den egna lägenheten mixat till ett soundtrack eller en skulptur 
av rislampor. På Nirox använde de sig av presenningar och ett 
material som används i extremsituationer, en tunn plast som 
fungerar som värmande filt för nödställda. Igenkänningen av 
materialet är viktig för dem – vi vet hur presenning känns att 
ta i, hur den låter, men Geschwind och Klingberg använder det 
välbekanta för nya funktioner. Det finns ett känt fotografi av 
jorden taget från rymden, det blåspräckliga klotet med konti-
nenterna som avtecknar sig, mer eller mindre i grönt, syns mot 
en svart bakgrund: Den blå pärlan visar jorden som enbart 
astronauter har sett den med egna ögon. Det intresserar konst-
närerna att det bara finns några få sådana bilder som har kunnat 
ge kunskap om ett annat perspektiv. Det är just detta skifte de 
återkommer till; varifrån vi ser, relation till rum och tid, föränd-
ring som skärper vår iakttagelseförmåga och visar på nya möj-
ligheter, och kanske till och med ändrar vår världsbild. Ja, inget 
mindre är möjligheten de undersöker, men samtidigt väljer de 
att arbeta i en tradition där deras monumentala skulptur försvin-
ner om vi drar ut sladden. Likt konstnärsparet Christo och Jeanne-
Claude som slagit in byggnader och konstaterat att varje yta är 
ägd, lånar de platser med sitt konstverk för en kort stund.

LATIFA ECHAKCHH
Latifa Echakhch lägger också stor vikt vid materialet, det är 
hennes utgångspunkt, men i sina undersökningar slår hon sna-
rare sönder än bygger upp. Hon har krossat smala teglas med 
guldornamentik och strött ut skärvorna längs utställningsväg-
garna (Erratum, 2009). I Crowd Fade, 2017, har hon gjort 
en muralmålning föreställande blå himmel på två parallellt 
uppställda murade väggar och sedan skrapat bort den och visat 
resterna. Hon har tagit blåa karbonpapper och klätt väggarna 
med i For Each Stencil a Revolution, 2007. På Nirox och nu 
på Wanås visar hon Blush – en cirkel av tegelstenar på marken, 
6 meter i diameter. Verkets yttersta tegelstenar är hela, men ju 
närmare mitten de är lagda, desto mer finfördelade är de, för att 

ANIKE  JOYCE  SAD IQ  (f 1985) arbetar med 
video, ljud och installationer som undersöker den mänsk-
liga blicken, sociala relationer, intimitet och exkludering. 
Med installationen You Never Look At Me From The 
Place From Which I See You (2015) aktiverar Sadiq 
betraktaren. I utställningsrummet är en stol centralt place-
rad och den som sätter sig ner ser en videoprojektion av 
en skugga som möter och överlappar betraktarens egen. 
Den sittande personens ryggtavla blir också yta för ytter-
ligare en projektion. Sedan examen från Konsthögskolan 
i Stuttgart 2011 har Sadiq deltagit i separat- och grupp-
utställningar på bl.a. Kunsthalle Baden-Baden (2015), 
StadtPalais – Museum für Stuttgart (2017), NGO – Jo-
hannesburg (2018), Vox Populi, Philadelphia (2018), 
Lothringer 13 Halle, München (2018) och Dak’Art-
biennalen, Dakar (2018). 2015 blev hon Villa Romana-
Fellow, Florens, och under 2019 har hon residensvistelse 
vid Cité Internationale des Arts i Paris.  

VAR ÄR DU HEMMASTADD?
Jag är hemmastadd i Stuttgart och Berlin. Min rådande 
tankevärld påverkas av många fler platser och möten 
som jag har haft. Under hela mitt liv har jag främst 
identifierat mig som utlänning, vilket ger mig stoff till mitt 
arbete, samtidigt tycker jag verkligen också om stunder 
när jag känner mig hemma med nära och kära från tidi-
gare, nuvarande eller potentiellt kommande liv och olika 
platser, varav somliga ännu måste skapas.

‚‚
Anike Joyce Sadiq, You Never Look At Me From The Place From Which I See You, 2015. Foto Mattias Givell.
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i cirkelns mitt vara helt pulvriserade. I verket Tkaf, 2011 och 
2012 arbetade hon med samma material och kastade tegelste-
nar på gallerigolvet och lät sedan besökarna gå på dem för att 
ytterligare mala sönder dem. Tegelstenarna blir pigment och 
materialet letade sig upp på de vita utställningsväggarna som 
röda handavtryck. Tkaf är på darija, en nordafrikansk dialekt, 
en förbannelse uttalad från någon närstående. 

Echakhch refererar till uråldriga traditioner och handavtryck i 
röd lera hon sett i Marocko på en plats där häxeri fortfarande 
utövas. Formspråket är återkommande minimalistiskt men ska 
lan stor och innehållet laddat. I Blush för hon tanken till smink, 
men också till blod; det krossade teglet går från byggsten till att 
färga marken röd. Echakhch har kommenterat förstörelsen i sina 
verk som möjligheter: bygg upp, sudda ut, börja på nytt, lämna 
och glöm, lämna och lyft fram, gör om, gör bättre – tänk efter. I 

likhet med de andra konstnärerna i Not A Single Story komplicerar 
Echakhch berättelsen – de lägger till, drar ifrån, ställer oss inför val. 
För Taiye Selasi var standardfrågan om var hon kommer ifrån 
lika svårbesvarad som när formulärets ruta är otillräcklig. Hon 
föreslår en trestegsmodell. Länder kommer till, förändras och 
försvinner, men i motsats, menar Selasi, är erfarenhet faktisk och 
kultur är erfarenhet. Hon uppmanar oss att byta ut frågan och 
ersätta den med: Var är du hemmastadd? Hon ber oss att lista var 
vi har våra relationer, ritualer och begränsningar och utifrån de 
kriterierna hitta vårt svar. Vi har använt hennes frågeställning 
när vi har presenterar konstnärerna i år; hennes omformulering 
ger andra begränsningar, den är fortsatt svårbesvarad, kan tyck-
as felställd, men det är inte av praktiska skäl vi har ändrat på 
frågan, utan just för att få ett annat svar, en annan berättelse.

– Elisabeth Millqvist Tillägnad Sarit Shapira, 1957 – 2018

 

PETER GESCHWIND & GUNILLA KL INGBERG 
(båda födda 1966) arbetar med skulptur och installation. I 
sina konstnärskap utforskar de båda staden, vardagslivet och 
masskonsumtion. För Wanås Konst har de skapat ett nytt verk, 
LIFESYSTEMS – NONSPACE, en jättelik luftskulptur av presen-
ningar som formas av tomrummen mellan träden i parken. 
Gunilla Klingberg har deltagit i Venedigbiennalen (2003), Is-
tanbulbiennalen (2007) och Gwangjubiennalen (2016), såväl 
som i utställningar på MoMA/PS1, New York (2006), Bonniers 
Konsthall (2009), Stockholm, Kiasma, Helsingfors (2014) och 
Malmö konsthall (2014). Hon har gjort flera offentliga gestalt-
ningar exempelvis för Triangelstationen i Malmö (2010) och 
Rådhus Skåne i Kristianstad (2014). Klingberg är utbildad vid 
Berghs School of Communication och Konstfack i Stockholm. 
Peter Geschwind arbetar med rörlig skulptur, ljud och film och 
har haft separatutställningar på bl.a. Künstlerhaus Bethanien, 
Berlin (2002), Färgfabriken och Liljevalchs (2006), Gävle 
Konstcentrum (2010) och Konstakademien, Stockholm (2019) 
samt deltagit i flertalet grupputställningar, senast på Tensta 
konsthall (2018). Geschwind är utbildad vid Konstfack såväl 
som Kungliga Konsthögskolan i Stockholm, där han också är 
professor i skulptur.

VAR ÄR DU HEMMASTADD?
PETER Ritualer: Mina vardagsritualer idag är på Södermalm 
i Stockholm men tänker på flera andra platser som jag haft 
möjlighet att vara på under längre perioder som 2a hem – Ber-
lin, London. Relationer: Stockholm och lite utspritt. Restriktioner: 
Sverige. GUNILLA Jag bor i Stockholm på Södermalm. Mina 
närmaste vänner finns här och i olika länder. Jag är född i 
Sverige, av föräldrar som kommer från Åland, en självstyrande 
ögrupp i Finland som är svenskspråkig. Mina föräldrar delar 
sin tid mellan de två platserna. Min syster bor i England. I flera 
år bodde jag och Peter i Berlin, en plats som jag fortfarande 
känner mig hemma i när jag besöker.

LAT I FA  ECHAKHCH  (f 1974) skapar installationer som 
rör sig mellan det lågmälda och storslagna, det surrealistiska 
och konceptuella. Med poetisk ansats utforskar hon ämnen 
som geografi, politik, religion och minne med utgångspunkt 
i kulturellt laddade objekt. För Wanås Konst har hon skapat 
Blush, en tegelcirkel på marken, 6 meter i diameter. Ytterst i 
cirkeln är tegelstenarna hela, men ju närmare mitten, desto 
mer finfördelat är materialet och i cirkelns mitt är det malt till ett 
pigment. Echakhch är utbildad vid École Nationale Supérieure 
des Beaux-Arts, Lyon, och har haft separatutställningar på bl.a. 
MACBA: Museu d’Art Contemporani, Barcelona (2010), Porti-
kus, Frankfurt am Main (2012), Hammer Museum, Los Angeles 
(2013), Centre Pompidou, Paris (2014), Museum Haus Kon-
struktiv, Zürich (2015), The Power Plant, Toronto (2016) och 
Museums Boijmans Van Beuningen, Rotterdam (2018). Hon 
deltog i Venedigbiennalen 2013 och samma år mottog hon det 
prestigefyllda priset Prix Marcel Duchamp.

 Peter Geschwind & Gunilla Klingberg, LIFESYSTEMS – NONSPACE, 2019, (detalj). Foto Peter Geschwind.

‚‚Det finns historier som inte berättas. 
Det finns luckor i historien som inte fylls.
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Latifa Echakhch, Blush, 2018/2019. Foto Mattias Givell.
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MIN FYRAÅRIGE SON ser ett foto av en nazistisk demonstra-
tion i en tidning och säger: En parad! 
– Ja, säger jag. Det är typ som en parad. Men ser du deras arga 
ansikten? De gröna flaggorna? Deras hatfyllda banderoller? Det 
är tecken på att det här är mer av en demonstration. 
– Vad är en demonstration? säger han. 
– Det är när många människor möts upp på en och samma plats 
för att de gillar samma sak. 
– Som Legoland? 
– Typ. Men de här människorna är nazister. Och på lördag ska 
de ha en stor demonstration utanför en bokmässa i Göteborg. 
– Vad är en bokmässa? 
– Ett stort hus där en massa författare och läsare möts för att 
prata om böcker. 
– Vad är nazister? 
– Nazister är ungefär som legofigurer. Bara större. Alla har 
samma hudfärg och typ samma frisyr. Och de tror att vita 
människor är bättre än bruna och svarta människor. 
– Det är inte sant, säger han. 
– Jag håller med. 
– Bruna människor är mycket bättre än både svarta och vita 
människor. 
– Varför då? 
– För att vi kan springa snabbare. Och har smartare hjärnor. 
– Fast i verkligheten är alla människor lika mycket värda. 
– Alla människor? 
– Alla människor. 
– Inte alla människor. 
– Jo. Alla människor. 
Han tänker efter. 
– Utom de som sitter i rullstol, säger han.
– De också. 
– Men inte riktigt riktigt supergamla människor? 
– De med. 
– Och spindlar? 
– Spindlar är inte riktigt människor, säger jag. 
– Förutom Spindelmannen? 
– Spindelmannen är ett specialfall. Det viktiga för nazisterna är 
att det finns tydliga gränser. Män ska vara män. Vita människor 
ska bara gifta sig med vita. Ingen ska vara homosexuell.
Min son öppnar sin legolåda. 
– Legogubbar är gula, säger han. 
– Det stämmer. Och i verkligheten är vita människor snarare 
rosa.
Han skrattar till. 
– Nasim på förskolan är varken vit eller rosa. Inte Isak heller. 
Eller Semilia. Eller Amal. Inte Tuu och Kokuwa heller. 
Jag nickar. 
– Och inte du heller, säger han. 
– Det beror på årstiden. Ibland tycker människor att jag är brun. 
Ibland att jag är vit. Jag är mitt emellan. Som du. 
– Det finns inga bruna legogubbar, säger han.
– Det har du nog rätt i. 
Han letar fram en pirat. En polis. En helikopterförare. Två rid-
dare. 
– När är paraden? 
– Demonstrationen är på lördag. Många av våra vänner kom-

mer att vara där för att protestera mot nazisterna. 
– Ska vi dit? 
– Det är långt till Göteborg. 
– Längre än till yttre rymden? 
– Inte så långt. 
– Då åker vi dit. Vi kan kasta nypon på dem, för nypon innehål-
ler klipulver. 
– Bra idé. Men ibland kan de här demonstrationerna sluta våld-
samt. Och jag är inte så bra på att demonstrera. Jag har svårt 
för politiska slagord. All makt åt folket! Absolut. Men vem är 
inkluderad i folket? Och vilken makt är det vi åsyftar, den poli-
tiska, ekonomiska eller lingvistiska? Knulla patriarkatet! Mer 
än gärna. Men ska vi inte snarare börja med klassamhället? Yes 
we can! Roligt för er. Men vad gör vi av alla de som inte kan? 
– Du låter rädd. 
– Jag är inte rädd. 
– Men du låter rädd.
– Det kanske jag är. När du var nyfödd var det en demo i Stock-
holm som vi nästan gick på. Flera hundra personer hade samlats 
i Kärrtorp för att protestera mot ökad nazistisk aktivitet i områ-
det. Min bror var där. Arias och Clarice också. Axel, Simon och 
Frida. Och Tuu och Kokuwa.
– Själva? 
– Nej, med sina föräldrar, såklart. Det här var 2013, så de var 
bara tre och sju år gamla. På videoklippen på nätet syns sjung-
ande människor, någon äter korv, två övervintrade hippies delar 
ut flygblad, några pensionärer dricker kaffe. Sen hörs en kraftig 
smäll. Torget fylls av rök. En flaska landar mitt i folkhopen, 
människor springer, barn tappar sina ballonger, billarm börjar 
tjuta. Kan du gissa vad som hände? 
– Jordbävning. 
– Nej. Demonstrationen blev attackerad. Av ett gäng maskerade 
nazister. 
– Riktiga nazister? 
– Väldigt riktiga nazister. Samma grupp som ska demonstrera 
i Göteborg. De kastade tomflaskor och rökbomber, de hade 
påkar och knogjärn. Clarice tog sin barnvagn och sprang mot 
tunnelbanan, Kokuwa tappade bort sin pappa i kaoset, men 
sen träffade han några grannar som tog hand om honom. I 
videoklippet ser det först ut som om folkhopen ska skingras. 
Men några sekunder senare omformas den som en amöba. Inga 
nazister på våra gator. Människor går samman. Inga nazister 
på våra gator. Alla börjar ropa. Inga nazister på våra gator. En 
till rökbomb. Inga nazister på våra gator. En flaska landar nära 
en barnvagn. Inga nazister på våra gator. Billarmen ekar över 
torget. Inga nazister på våra gator. Hippiesarna, pensionärerna, 
de föräldralediga mammorna. Inga nazister på våra gator. De 
maskerade antifascisterna, min bror, Kokuwas pappa. Inga 
nazister på våra gator. Folkhopen rör sig mot nazisterna. Inga 
nazister på våra gator. Nazisterna flyr. 
Min son ler. 
– Och det är så man vinner politiska strider, säger jag. Med 
röster, snarare än med vapen. 
– Glömmer du inte något? 
– Vad då? 
– Var det inte någon av antifascisterna som drog kniv och högg 
en av nazisterna i ryggen? 

– Kanske. Jag minns inte det. Jag minns bara att Kokuwa kom 
till skolan på måndagen efter och berättade att hans pappa hade 
jagat ett gäng nazister till skogs. Och att han var så himla stolt. 
– Men vi var inte där. 
– Tyvärr inte.
– Och vi kommer inte åka till Göteborg på lördag. 
– Nej. Vi stannar hemma. Det blir bäst så.
Vi sitter tysta. Min son hittar en astronaut. En lavaexpert. En 
motorcrossförare. Han ställer upp dem på rad. Jag berättar inte 
om året när jag var på bokmässan i Göteborg och blev attack-
erad. Jag berättar inte om telefonsamtalen med förlagschefen, 
den nedlagda polisanmälan eller säkerhetsvakten som följde 
med på mina seminarier dagen efter. För jag vill att min son 
ska fortsätta tro att det finns trygga rum där ute, platser där ens 
kropp aldrig hotas till följd av ens ord. På samma sätt som han 
tror på enhörningar, tomtar och spindelmän. 
– Var inte du väldigt tacksam över att vi stannade hemma från 
den där demonstrationen i Kärrtorp? säger han. 
– Hur kan du minnas det? Du var ju bara några månader gam-
mal? 
– Jag minns mer än du tror, säger han. Jag minns till exempel 
alla gånger som du har sagt att det är viktigt att engagera sig 
politiskt. 
– Det är det. 
– Och sen stannat hemma från demonstrationer. Jag minns hur 
ofta du har sagt att det är viktigt att dela med sig. 
– Det stämmer. 
– Och sen ignorerat tiggare på tunnelbanan. 
– Jag har sällan mynt på mig. 
– Jag minns att du påstår att du stödjer öppna gränser, men i 
verkligheten får du en underlig känsla av trygghet när gränserna 
stängs, för då kan du fortsätta leva vidare i din bubbla, du kan 
ha dina politiska ideal och skriva dina uppdateringar på nätet 
utan att någonsin behöva riskera något värdefullt. 
– Du låter verkligen inte som en fyraåring.
– Och du beter dig verkligen inte som en fyrtioåring. Men det 
är okej. Jag förstår. Jag gillar också lego. Det är bara viktigt att 
komma ihåg att lego inte är verkligheten.
Han lutar sig fram och slår omkull paraden av legofigurer. 
– Så när åker vi till Göteborg? säger han. 
– Nästa gång nazisterna demonstrerar kommer vi att vara där. 
Jag lovar. Vi kommer ropa: Inga nazister på våra gator, och 
jag kommer inte börja ifrågasätta om gatorna verkligen är våra, 
eller om det inte är viktigare att kräva nazistfria regeringar, po-
liskårer och skolor. Vi kommer stå upp för alla människors lika 
värde och sen, på riktigt, försöka leva som om det vore sant. 
Och när de attackerar oss med flygande flaskor och rökbomber, 
med förolämpningar och slagord, med lagförslag och polishun-
dar, så kommer jag hålla dig nära, jag kommer påminna dig om 
att vi är fler än dem. Jag kommer lära dig skrika: Inga nazister 
på våra gator, på alla världens språk. 

Legoland av Jonas Hassen Khemiri. Copyright © 2017, Jonas 
Hassen Khemiri, med tillståmd av The Wylie Agency (UK) Limited.

Legoland

II ‚‚…jag kommer påminna dig om att 
vi är fler än dem.

Ibland behöver enkla frågor komplexa svar. I texten Legoland av författaren Jonas Hassen Khemiri
ställer hans son angelägna frågor som kräver svar och eftertanke.  



THE LONG RUN – AGERA IDAG FÖR EN BÄTTRE MORGONDAG

WANÅS KONST INGÅR I ELAN (European Land + Art Network), ett nätverk för skulpturparker, 
konstnärer, experter och studenter, vars syfte är att samla och främja konstverksamhet och lärande 
i utomhusmiljöer på landsbygden. Nuvarande medlemmar är Arte Sella (IT), Centre of Polish Scu-
lpture (PL), Musée Gassendi (FR), Springhornhof (DE), Yorkshire Sculpture Park (UK) och Wanås 
Konst (SE). Nätverket samarbetar med fakulteten för landskapsarkitektur och industrilandskap vid 
institutionen för arkitektur på Münchens tekniska universitet. www.landart-network.eu

WANÅS SOM HELHET INGÅR I THE LONG RUN, ett internationellt nätverk som samlar 
ledande besöksmål som arbetar hållbart med naturvård, miljö, kultur och lokalsamhälle. Nätver-
kets destinationer finns runtom i världen, bland annat i Costa Rica, Brasilien, Indonesien, Kenya, 
Namibia, Nya Zeeland och Tanzania. Wanås är den första och hittills enda europeiska destinatio-
nen av elva inom nätverket med certifieringen Global Ecosphere Retreats®, som garanterar ett 
långsiktigt och innovativt arbete gällande hållbarhet. Varje förändring är betydelsefull, liten som 
stor – som en Long Run Destination agerar Wanås idag för en bättre morgondag. 
www.thelongrun.org

ELAN-möte i Freising, Munich.

Long Run-möte på Segera Retreat i Kenya med grundaren Jochen Zeitz till vänster.

I vår är Wanås Konst partnermuseum för skulptur-
biennalen Blickachsen 12 i Bad Homburg i Tyskland 
och följer i fotstegen av tidigare samarbetspartners 
som Foundation Beyeler, Fondation Maeght, York-
shire Sculpture Park och Middelheim Museum.

1997 ägde den första skulpturutställningen rum i parker och 
på offentliga platser i Bad Homburg, anordnad  av Stiftung 
Blickachsen. Sedan dess har Christian Scheffel, grundare och 
curator, arbetat med ett biennalformat då konsten tar över 
staden i samverkan med institutioner, som ett koncept för 
förnyelse och olika perspektiv. Partnermuseet arbetar aktivt 
med ett urval av konstnärer för utställningen, som produce-
ras och installeras av Stiftung Blickachsen. Under åren har 
de medverkande konstnärerna varit centrala konsthistoriska 
namn som Alexander Calder, men parallellt lyfts yngre konst-
närskap fram med ett Young Artist Award. Några av de tidigare 
medverkande konstnärerna återkommer och skapar en 
kontinuitet, och de olika institutionerna präglar urvalet.

Med en vinkning till upplevelsen som Wanås Konst erbju-
der är Yoko Ono inbjuden att presentera Wish Trees. Gamla 
fruktträd i slottsparken i Bad Homburg kommer att bära 
skrivna önskningar som del av hennes Wish Trees medan de 
röda bollarna i Anne Thulins Double Dribble letar sig högt upp 
i trädtopparna i Kurpark. Det är två konstverk som är starkt 
förknippade med Wanås, men ledarskapsduon Mattias Givell 
och Elisabeth Millqvist tar också med sig ett vidgat perspektiv 
på skulptur, samarbete med konstnärer över hela världen och 
en särskild kännedom om nordiska konstnärskap. Även om 
Blickachsenutställningen fokuserar på existerande verk kom-
mer ett mer platsspecifikt arbetssätt att genomsyra biennalen 
2019. Konstnärslistan omfattar Elmgreen & Dragset, William 
Forsythe, Jeppe Hein, Satch Hoyt, Sofia Hultén, Katarina Löf-
ström, Kaarina Kaikkonen, Alicja Kwade, Nandipha Mntambo, 
Ohad Meromi, Sirous Namazi och James Webb.

Biennalen hämtar sitt namn – siktlinjer – från de historiska 
parkerna i Bad Homburg och renässansens trädgårdsideal, 
med långa vyer som dirigerar blicken för att väcka nyfiken på 
vad som väntar längre fram. Utställningen låter konsten vara i 
blickfånget och vidga vår föreställningsvärld. EMG

För mer info och hela listan med medverkande konstnärer,  
se www.blickachsen de

26 MAJ – 6 OKT

Blickachsen 12

Satch Hoyt, Kush Yard Totem, Dakar 2018 (detalj). 

HÖSTENS UTSTÄLLNING på Wanås Konst presenterar konstnären Kyung-Jin Cho och hen-
nes projekt Swing Jam. Hon tänker på Swing Jam som en ljudinstallation med utgångspunkt 
i upplevelser från en jordbävning i Seoul 2016. “Jag använder ljud som mitt främsta element 
eftersom ljud har vibrationer, som en jordbävning. Utifrån forskning om keramikkrukor i rela-
tion till vibration beroende på skala, tjocklek och material, vill jag tillverka storskaliga krukor 
för att uppnå starkare vibrationer från ljud, och hitta en metod för att interagera med slump-
mässiga rörelser. Slumpmässigheten representerar en längtan och makt i naturen. För publiken 
möjliggör det spirituella uttrycket av ljud en känslomässig koppling till naturen.”  AH 

Kyung-Jin Cho, född 1987 i Sydkorea, bor och arbetar i Stockholm sedan 2013. Hon tog sin 
masterexamen på Konstfack i Stockholm 2017.

28 SEP – 22 DEC

KYUNG-JIN CHO 
SWING JAM

HÖST	
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Att curatera dans
”I just den här stunden sitter vi på en stol som 
står i en diagonal rad i ett rum som är tjugonio 
meter djupt och tretton meter brett. Det finns fyra 
väggar, lika breda som jag är lång, tillverkade av 
granit och täckta av vit puts. Det finns elva fönster, 
varav de fyra på vår högra sida vetter mot mejeriet 
och tusen tunnland granskog och fält, som hör till 
Wanås gods. De tre fönstren som är på andra si-
dan av rummet vetter mot en två kvadratkilometer 
stor skulpturpark som femtio platsspecifika konst-
verk kallar sitt permanenta hem. Golvet, polerad 
och glänsande parkett, för tankarna till en balsal 
eller en danslokal. Det är ett lapptäcke av femtio 
procent körsbärsträ, trettio procent bok och tjugo 
procent lönn och ligger i en utarbetad konstruk-
tion lik parketten från 1700-talet som du hittar i 
biblioteket i slottet här bredvid.”

Så inledde koreografen Zoë Poluch sitt danssolo Example, som 
framfördes på Wanås Konst 2016 i Ann Hamiltons platsspeci-
fika installation lignum. Det var en av de första gångerna jag 
besökte Wanås Konst och jag var där i egenskap av curator för 
projektet Tour de Dance som jag drev tillsammans med Tove 
Dahlblom och Stina Dahlström. Projektet syftade till att sprida 
dans och koreografi till olika platser av landet, med fokus på 
konstmuseer och konsthallar. I lignum, som omfattar hela bygg-
naden till ett gammalt sädesmagasin, finns på en av våningarna 
ett fantastiskt golv, som Zoë beskriver ovan. Och det var där 
som vi placerade dansföreställningen och dess publik.

Nu när jag är ombedd av Wanås Konst att skriva en text om 
curatering av dans och performance i bildkonstkontext tänker 

jag på Zoë Poluchs koreografi i Ann Hamiltons verk som ett 
intressant exempel, eftersom verken samexisterade på liknande 
premisser: det fanns ingen hierarki mellan installationen och 
dansverket, vilket ofta sker när dans och konst ska dela plats. 
Installationen kom i nytt ljus och blev belyst av Example, som 
alltid börjar med en platsspecifik monolog med platsen, och 
koreografin fick en ny kontext och ett fantastiskt golv.

Att visa dans och performance i konstrum är på intet sätt 
nytt – det har gjorts i minst 60 år. Ett av mina favoritexempel 
från 1960-talet är de omsusade 5 New York-kvällar på Moderna 
Museet i Stockholm, där den dåvarande överintendenten Pon-
tus Hultén samlade de amerikanska dansarna, koreograferna, 
kompositörerna och konstnärerna Merce Cunningham Dance 
Company, John Cage, David Tudor, Yvonne Rainer, Robert 
Morris samt Robert Rauschenberg. Den sistnämnde firade ner 
sig från taket rakt ner i en tunna med vatten, samtidigt som en 
livs levande ko klampade in i museirummet.

Även om dans och performance i konstrum inte är en ny 
företeelse har det under de senaste 15 åren vuxit fram ett extra 
stort intresse. Kända museer har haft stora retrospektiver, nyli-
gen exempelvis utställningen om Judson Church 2018–2019 på 
MoMA i New York eller Marina Abramovićs performancetäta 
retrospektiv på Moderna Museet i Stockholm 2017. På konst-
biennaler har flera koreografer blivit uppmärksammade, såsom 
Manuel Pelmus och Alexandra Piricis Immaterial Retrospective 
på Venedigbiennalen 2013, som iscensatte biennalens historia 
med hjälp av dansare, och Maria Hassabi, vars danser var som 
långsamt flytande skulpturer på documenta i Kassel 2017 och 
på Wanås Konst samma sommar. 

Trots det positiva i att dans tar plats i bildkonstkontexter är 
det samtidigt viktigt att problematisera relationen och att inte 
ta något för givet. En curator för en stor konstinstitution sade 
till mig en gång: ”Vi vill ju ha lite dans och performance för att 
liva upp våra tråkiga objekt.” Dans används ofta för att skapa 
en kontrasterande effekt till objekt och tavlor. Speciellt populärt 

är det att bjuda in en dansakt som likt ett tomtebloss kan spraka 
upp kvällen för att sedan försvinna lika snabbt. Flera museer 
söker professionella dansare till dessa stora utställningar med 
fokus på koreografi och performance, men är inte alltid beredda 
att betala priset för vad det kostar att ha dansare anställda under 
en hel utställningsperiod. På så vis handlar gränsöverskridande 
curatering lika mycket om att vara konstarterna trogna som att 
ha, eller införskaffa sig, kunskap om produktions- och arbets-
villkoren.

Samtidigt är dansens och konstens samvaro mer kom-
plex än att objekt är stilla och varaktiga och performance är i 
rörelse och försvinnande. Att röra sig som besökare i Wanås 
Konsts skulpturpark är att vara dansare i en koreografi gjord av 
utställningsmakarna. Och en del av skulpturerna uppmuntrar 
även till aktion, interaktivitet och dans. Wanås Konst har inte 
en klassisk vit kub eller en svart box utan är en skogspark i 
Skåne. Kan det vara det som en av hemligheterna till att plat-
sen är så bra för dans? Parken gör att konstnärer och curatorer 
måste tänka platsspecifikt bortom invanda produktionssätt och 
publikprotokoll? En annan orsak är att Wanås Konst knutit till 
sig koreografen Rachel Tess, för att arbeta långsiktigt med dans 
och koreografi i parken. Ett ställningstagande där dansen är 
samtidigt varaktig och stilla som i rörelse och försvinnande.

Som chef för institutionen för dans på Dans- och Cirkus-
högskolan ville jag uppmärksamma Wanås Konsts spännande 
arbete med dans, koreografi och konst och frågade Elisabeth 
Millqvist och Rachel Tess om de kunde göra en kort universi-
tetskurs på temat för att dela erfarenheter med andra. Det blev 
kursen Spacing and Placing där en studentgrupp under våren 
2019 tillsammans med koreografer, dansare och curatorer be-
sökte Wanås Konst för att få inblick i arbetet, applicera sina 
perspektiv och fortsätta undersökningen kring hur dans påver-
kar platsen, och hur platsen påverkas av dansen. 
– Anna Efraimsson, prefekt och lektor i koreografi, DOCH, 
Stockholms konstnärliga högskola

Live Art
Lila, gul och röd tejp kartlägger rörelse i rummet och blir föränderliga former när dansaren och koreografen Benoît 
Lachambre och dansare flyttar in i konsthallen under juli månad med Fluid Grounds. Sedan 2014 har Wanås Konst 
aktivt låtit dans och performance vara en del av programmet. Inte som engångshändelse, utan en långsiktig satsning 
på live art, konst som måste upplevas i stunden och kräver din närvaro där och då. Dans i konstsammanhang har 
en lång historia. På Wanås Konst innebär det allt från föreställningar och danskollon till universitetskurser. Dansen 
påverkar platsen och platsen påverkas av dansen. 

Zoë Poluch, Example, Wanås Konst 2016. Foto Mattias Givell. 



Placerande och spatialiserande 

Stockholms konstnärliga högskola på Wanås Konst
Våren 2019 gavs den fristående universitetskursen Placerande och spatialiserande på Stockholms konstnärliga högskola 
i samarbete Wanås Konst och Milvus Artistic Research Center. Kursen vände sig till dansare, koreografer, bildkonstnärer, 
producenter och curatorer och utgick från det pågående arbetet med att presentera dans och performance på Wanås Konst. 
Kursen innehöll platsbesök, seminarier och föreläsningar med curatorer och konstnärer, bland andra Rachel Tess, Elisabeth 
Millqvist, Albin Hillervik, Peter Mills, Xavier Le Roy och Scarlet Yu, som alla har arbetat med live art på Wanås Konst. AH

Fluid Grounds
GENOM LIVE ART på Wanås Konst frågar vi hur det efemära 
kan påverka ett landskap som befolkas av skulpturer, hur ’live’ 
kan påminna oss om de handlingar som krävdes för att göra 
dem och hur våra kroppar relaterar till det konkreta och flyktiga 
mitt i en skog, i nuet.

Vi begär inte att performance ska vara något annat än den 
mångfacetterade, opålitliga besten som den är, eller rättfärdiga 
sig på andra villkor än sina egna. Vi placerar performance i 
framkant och låter den forma, stöpa, krocka, prägla och fram-
kalla – vi släpper lös dess potential i ett bildkonstsammanhang 
och försöker förstå hur den kan påverka och påverkas av tid 
och plats.

Koreografen och dansaren Benoît Lachambre har en unik 
förmåga att drömma kroppar på ett sätt som överträffar de 
djärvaste fantasierna och förväntade associationer. I hans verk 
framträder kroppar, som först kan kännas igen som form och 
i rörelse, men som sedan, genom ett litet skifte i närvaro, en 
spänd muskel som slappnar av, fördjupning av blicken el-
ler omorganisering, börjar omvandlas. De kan få rummet att 
expandera och krympa och lura perceptionen att tro att ner är 
upp och upp är ner. Publiken fångas i ett vibrerande rum med 
subtila och extrema skiften som är svåra att kategorisera, men 
hålls ihop av ett mjukt uttryck som öppnar för kollektivt och 
kinetiskt drömmande.

Jag blev först bekant med Lachambres arbete som dansare 
2010 under arbetet med JJ’s Voices på Cullbergbaletten. Vi 
förkroppsligade de känslomässiga och dynamiska skiftningarna 
i Janis Joplins låtar och röst i en timme och 20 minuter lång 
föreställning. Sedan dess har Lachambre, orädd och radikal, 
fortsatt sitt engagemang för att reformera och omvandla sin 
konstnärliga praktik med en ständig uppmärksamhet på och 
reflekterande kring hur allmänheten bjuds in i hans verk. Det 
har inneburit en naturlig övergång från den traditionella teatern 
till andra rum, inklusive museer och gallerier, där han experi-
menterar med varaktighet och åskådarens delaktighet.

Om du går in i Wanås Konsthall i juli möter du tre dansare 
som tillverkar ambulerande rum. Genom att noggrant tejpa 
på golv och väggar kartlägger de rörelsens riktning, gör en 
mångfärgad skiss, en teatral kartläggning av rörelse som under 
en månad långsamt vecklar ut sig. De självhäftande tejpteck-
ningarna får liv och påverkas av publikens närvaro och rörelse. 
De utgör ett synligt minne av de handlingar som krävdes för att 
göra dem och människorna som har passerat genom dem. Du 
kan se Fluid Grounds ovanifrån, på golvet eller i rörelse, gui-
dad av dansarna. Det du ser i början av perioden kommer att ha 
förändrats helt i slutet.
– Rachel Tess, affilierad curator dans

Fluid Grounds är den andra delen i en triptyk som inleddes med 
Lifeguard (ett solo skapat och framfört av Lachambre 2016). Verket 
är producerat av Par B.L.eux och Sophie Corriveau i samproduktion 
med Agora de la danse, Festival TransAmériques och Charleroi Danse.  

BENOÎT  LACHAMBRE  (f 1960) är en tongivande 
koreograf, dansare och lärare verksam sedan 1970-talet. 
I sina arbeten utforskar han kommunikation och perception 
genom dans och rörelse. Han arbetar med experimentella 
tekniker och processer i nära dialog med andra koreografer, 
dansare och konstnärer. Under juli månad tar Lachambre 
plats i konsthallen med sitt pågående projekt Fluid 
Grounds. Sedan 1996 leder han sitt eget danskompani, 
Par B.L.eux, som har presenterat ett 20-tal verk och ett 
stort antal workshoppar över hela världen. Lachambre har 
samarbetat med Boris Charmatz, Catherine Contour, Lynda 
Gaudreau, Laurent Goldring, Felix Ruckert, Isabelle Schad, 
Hanh Rowe och Sasha Waltz. Han har skapat soloverk för 
Marion Ballester och Louise Lecavalier. Tillsammans med 
Cullbergbaletten har han gjort verken JJ’s Voices (2009) och 
High Heels Too (2013). 

VAR ÄR DU HEMMASTADD?
För mig skulle frågan vara: Var inom mig, varför och när 
känner jag att det hemmastadda kan appliceras på mitt 
tillstånd av att vara? Mycket sällan så i den normativa delen 
av livet, utan mestadels när jag dansar eller när jag skapar, 
när jag flyter ihop med min omvärld i ande och kropp, när 
jag känner att jag existerar med och inom. När jag når 
en djup förståelse som är odefinierad utifrån geografisk 
standard, men ändå går upp i min omgivande miljö. Då, har 
jag en känsla av tillhörighet. Då, är jag hemmastadd i det 
sammanlänkade jaget där tiden skiftar och möjliggör sömlösa 
övergångar för att bli den medvetenhet som omfamnar 
sensualitet, väckta drömmar, att inom den stunden finna ett 
ögonblick av hur hemmastadd ger resonans i mitt väsen.

Skofabriken  
En ny plats för dans, konst,  
och pedagogik i Knislinge
SEDAN 2018 HAR Wanås Konst tillsammans med Milvus 
Artistic Research Center (MARC) två ateljéer i den gamla 
skofabriken i centrala Knislinge. MARC grundades 2013 
av koreografen Rachel Tess och är en plattform och ett 
residensprogram för konstnärlig forskning inom dans, 
koreografi och performance. MARC:s verksamhet riktar 
sig till svenska och internationella konstnärer, som bjuds 
in till månadslånga residens på Skofabriken. Till residen-
sen kopplas publika program i form av föreställningar 
och workshoppar. Wanås Konst använder platsen till sin 
pedagogiska verksamhet, och under vintern 2019 hade 
designstudion Butler/Lindgård residens i Skofabriken in-
för deras utställning Tits N Ass i Wanås Konsts konsthall. AH 

Benoît Lachambre, Fluid Grounds, 2018 – pågående. Foto Trung Dung Nguyen. 

Butler/Lindgård i Skofabriken, 2019. Foto Joen Bergenrud. 

Studenter från Stockholms konstnärliga högskola utanför Skofabriken, Knislinge, 2019. Foto Rachel Tess.
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Wanås Konstklubb
Stöd konsten och pedagogiken och få fina förmåner
I år har Wanås Konstklubb premiär. Klubben drivs av Wanås Konst och tar vid där föreningen Wanås Vänner slutade. Bli medlem 
idag och ta del av en rad exklusiva förmåner. Generösa rabatter i Wanås Konst Shop & Deli, specialprogram och resor samt fri 
entré till konstmuseer och skulpturparker runtom i världen. Genom ditt medlemskap stödjer du Wanås Konst och Pedagogiken!

KLUBBPROGRAM VÅR – SOMMAR 2019
5 maj Vernissage Not A Single Story 
15 maj Barnvagnsvisning 
16 juni Supersöndag – vi firar sommarlovet med  
aktiviteter för hela familjen! 
Juli Fluid Grounds – Benoît Lachambre

KLUBBPROGRAM HÖST 2019
Höstens program bjuder på konstnärsmöten, dans, 
afterwork och mycket mer. Som medlem håller du dig 
uppdaterad genom vårt nyhetsbrev och hemsida.

MEDLEMSFÖRMÅNER
Fri entré Wanås Konst, Louisiana (DK), Vandalorum (SE), 
Arte Sella (IT), Musée Gassendi (FR), Oronsko (PL), 
Springhornhof (DE), Yorkshire Sculpture Park (UK), Nirox 
(SA), Storm King (US) & Contemporary Austin (US)
Inbjudan till vernissager, förhandsvisningar, specialprogram 
och resor
Gratis visningar (offentliga) och programtidning
10 % rabatt i Wanås Konst Shop & Deli och på 
Wanås Restaurant Hotel
Konstklubbslotteri Vinster från Wanås Konst Shop & Deli

PRISER
Vuxen 500 kr
Vuxen + en vän 700 kr
Vuxen bosatt i Östra Göinge 425 kr
Vuxen bosatt i Östra Göinge + en vän 595 kr
U27 (18–27 år) 200 kr

För mer info om Wanås Konstklubb, fråga 
konsthallspersonalen eller besök vår hemsida 
www.wanaskonst.se

FRI ENTRÉ WANÅS KONSTLOUISIANAVANDALORUM m.fl.

Made by Wanås Konst
Made by Wanås Konst är ett nytt initiativ av keramikerna Linda Herrlin och 
Jennifer Forsberg. I formen av en stafett kommer en ny keramiker att bjudas in 
varje år för att göra ett föremål av lera från Wanås gamla tegelbruk. Jennifer 
Forsbergs Hus och Linda Herrlins Drejad kruka finns att köpa i shoppen.

Lokalt

Hållbart 

Kreativt

Kanske bästa shoppen för lokalt mathantverk
Rökt och torkat, sött och salt, burkat och buteljerat – alltefter säsong och tillgång. Vi säljer lokalt och 
ekologiskt mathantverk från över 70 skånska producenter. I sortimentet finns färska varor såsom frukt, bär, 
kött, must, ost och andra mejeriprodukter. Här hittar du Wanås Gods KRAV-märkta nötkött och vår egen 
färskkorv. Plocka ihop en korg med lokala matvaror av hög kvalitet – chilisås från Skånsk Chili, syrlig surkål 
och kombucha från Malmö, must från Vånga, smakrik spickeskinka från Degeberga och till efterrätt – choklad, 
lakrits eller närproducerad glass. Wanås Konst Deli är medlem i REGIONAL MATKULTUR SKÅNE som arbetar för 
spridning av småskaligt och hantverksmässigt framställda matprodukter.

Konsthantverk och design
Stengodskrukor, koppargröna lerburkar, glas- och silversmycken, 
valkad ullfrotté och glasvaser i alla regnbågens färger – Wanås 
Konst Shop utökar sitt sortiment varje år med konsthantverk 
och design från regionen. Konsthantverk väljs ut i samarbete 
KONSTHANTVERKSCENTRUM, en sammanslutning med cirka 800 
slöjdare och konsthantverkare. I år har vi även varor från SPOK:s 
souvenirkollektion genom FORM/DESIGN CENTER i Malmö – hållbara 
produkter som är formgivna och producerade i Skåne. Genom butikens 
samarbeten lyfter Wanås Konst fram verksamheter och produkter från 
hela regionen. 

Wanås Konst Shop & Deli

Dina köp stödjer programmen
Design, konsthantverk, heminredning, leksaker, böcker och vykort – när du handlar i Wanås Konst Shop stödjer du 
samtidigt konsten och pedagogiken. Wanås Konst Shop säljer lokala, hållbara och kreativa produkter. Hitta en present 
till de allra minsta, handla middagen eller bli klok med en bok om någon konstnär som har ställt ut på Wanås.

Wanås Konst i upplaga
Wanås Konst Editions är konst 
i upplaga till försäljning av 
konstnärer som har ställt ut 
på Wanås. Svart sten, klassisk 
brons, plast, publikationer 
eller Yoko Onos inkapslade 
luft i Bottled Sky. Nytt för i år 
är Carl Fredrik Reuterswärds 
Non Violence i miniatyrmodell. 
Skulpturen finns i full skala 
i flera svenska städer och 
utanför FN-huset i New York. 
Påbörja eller utöka en samling, 
åt dig själv eller till någon 
annan.



WANÅS KONSTS 
BARNBÖCKER
Läs och lyssna på plats eller köp med dig hem. Lägg dig 
under täcket, sitt i någons knä och upptäck tillsammans!
 
”Men varför skulle någon väl vilja bli en sten? Vad gör man utan armar, 
händer fötter eller ben?” Frågan ställs i konstnären Klara Kristalovas och 
författaren Martina Lowdens Hur man blir en sten och andra sånger från 
svinskogen, som var den fjärde i en serie konstbarnböcker som har Wanås, 
konsten och parken som utgångspunkt – i verkligheten och fantasin. 2011 
påbörjade Wanås Konst projektet med en egen serie konstbarnböcker med 
bilder av samtida konstnärer och text av tongivande skribenter som inte 
tidigare har arbetat med barnböcker. 

Serien hade premiär med Den förtrollade parken av Astrid Trotzig och 
Fredrik Söderberg. Den andra boken, The Sick Rose, är en bilderbok av 
Anna Camner. År 2013 skrev artisten Jason Diakité och Maria Bajt skapade 
bilderna till boken Kor kan drömma. Martina Lowden och Klara Kristalova 
gav ut Hur man blir en sten och andra sånger från svinskogen 2014 och 
året därefter gjorde Johanna Koljonen och Jenny Granlund Jag vill bygga. 
Det senaste tillskottet kom förra året med Upp upp i högsta trädet av för-
fattaren Thom Lundberg och konstnären Per Enoksson. Boken är aktuell i 
år igen med översättning och inläsning på romani av Jon Pettersson, som 
besökare kan lyssna på i konsthallen och Enokssons originalbilder ställdes 
ut i samband med Littfest – Umeås internationella litteraturfestival i mars. 
 
Barnböckerna finns till försäljning i Wanås Konst Shop. I konsthallen finns 
också ett barnboksrum gestaltat av konstnären Maria Bajt tillsammans 
med Martin Kallin. Här kan barn och vuxna slå sig ner och läsa och lyssna 
till inspelningar av barnböckerna. Det är en plats för att läsa, lyssna och 
inte minst – fantisera.

Böckerna lockar barn till läsning och ger ingångar till konst. Serien bidrar 
till mångfalden och det olikartade inom barnbokslitteratur och har genom-
förts med stöd av Jacob Wallenbergs Stiftelse, Särskilda fonden samt  
Propexus. AH

 
WANÅS KONST SOM KLASSRUM!
Hur blir ett konstverk till? Aksel och Fritiof bygger 
en modell till en social skulptur med utsikt inspirerad 
av Poul Gernes Pyramide. Varje vår och höst fylls 
Wanås Konst av unga besökare, som kommer till-
sammans med skolan för att uppleva, och inspireras 
av konsten i parken. I workshoppar arbetar vi utifrån 
konstnärernas idéer, metoder eller materialval och 
undersöker hur konstnärsprocessen kan se ut. 

SOMMAR- OCH HÖSTLOV FÖR ALLA!
På sommar- och höstlovet är det öppen verkstad där 
kan hela familjen vara kreativ tillsammans. Varje lov 
testar vi nya material och tekniker! I sommar arbetar vi 
med dansaren och koreografen Benoît Lachambre och 
tejpar våra rörelser tillsammans. 

BÄSTA BIENNALEN!
Wanås Konst är en del av Bästa Biennalen – en 
samtidskonstbiennal för hela familjen som vill göra 
konsten tillgänglig för alla. Mellan 19 oktober och 
3 november 2019 anordnar över 50 aktörer runtom i 
Skåne konstaktiviteter för barn och unga. 

KOLLO MED WANÅS KONST!
Under sommarlovets sista veckor är det dagkollo på 
Wanås Konst för barn och unga mellan 8 och 15 år. Vi 
arbetar med konstnärer och dansare för att undersöka 
vad konst och dans kan vara genom att bygga, måla 
och röra på oss.

LÄR DIG MER OCH HITTA FAVORITER! 
Hur kan vi fylla mellanrummen i olika skulpturer 
med våra kroppar? I KonstLEK hittar ni fakta om 
konstverken och uppgifter att lösa tillsammans. Till-
gänglig på wanaskonst.se från midsommar 2019.

SAMTIDA DANS I SKULPTURPARKEN
I samarbete med MARC anordnar Wanås Konst mö-
ten mellan professionella dansare och unga. Tillsam-
mans upplever vi konsten i parken genom att använda 
oss av rörelser och ljud som uppstår i dialog med 
konstverken. 

MÖT KONSTNÄREN!
Hur är det att arbeta som konstnär? Varje år låter 
Wanås Konst unga möta professionella konstnärer i 
allt från korta möten med konstnärer som arbetar i 
parken till längre projekt där vi tillsammans produ-
cerar hela konstverk. 2018 fick konstnären Jennifer 
Forsberg, Wanås Konst och Kyrkhults skola i upp-
drag att skapa en offentlig gestaltning för Tulseboda 
Brunnspark i Kyrkhult.  

WANÅS KONST PEDAGOGIK I VÄRLDEN! 
I samarbeten med andra skulpturparker runtom i värl-
den vidgar vi våra vyer. I år har vi besökt nystartade 
Garzón Sculpture Park i Uruguay för att bidra med 
kunskap och inspiration i arbetet med att skapa akti-
viteter för barn och unga. Under 2018 arbetade Wanås 
Konst tillsammans med Nirox Foundation i Sydaf-
rika. Under besöket i Sydafrika inleddes ett utbyte av 
idéer och erfarenheter med organisationen Columba 
Leadership som arbetar för att stärka unga männi-
skors tro på framtiden. I vår fördjupar vi utbytet och 
välkomnar Columba Leadership till Wanås Konst. 

PEDAGOGIKEN
KOM TILL WANÅS KONST en vardag och möt en plats full av liv! Tusentals barn och unga deltar 
årligen i pedagogiska visningar och workshoppar kopplade till utställningarna. Wanås Konsts 
pedagogiska vision är att alla, oavsett bakgrund, förkunskaper eller funktionsvariationer, ska ha 
tillgång till konsten. Vi ser dagligen hur konsten inspirerar och hur kreativitet formar unga människors 
ambitioner och förmågor. Vi tänker globalt och agerar lokalt och når barn och unga i hela Skåne, men 
också i Blekinge, Småland och övriga Sverige. I särskilda projekt möter barn och unga konstnärer från 
hela världen. Genom samarbeten med andra skulpturparker, t.ex. Nirox Foundation i Sydafrika och 
Garzón Sculpture Park i Uruguay, vidgar vi vyerna. – Elin Magnusson

Se bladen. En larv kläcks, det skymmer.I dammen flyter en ensam ros.Upptäck växter, insekter och spår.Bilderna berättar i en poetisk bilderbok för alla åldrar.Titeln är hämtad från den engelske 1700-talspoeten William Blake.
Vi följer hur Sam tittar nära på naturen i Wanås Konst andra barnbok, i en serie som utgår från Sam som kommer till Wanås och upplever parken och konsten iverkligheten och fantasin. Varje år tar en ny konstnär och författare sig an berättelsen.2012 är det Anna Camner, född 1977 i Stockholm. Hon är utbildad vid Kungliga konsthögskolan i Stockholm.

See the leaves. A larva hatches, it is dusk. In the pond a lonely rose floats.Discover plants, insects and traces.The images narrate in a poetic picture book for all ages.The title is inspired by the English 18th century poet William Blake.
We follow Sam’s gaze taking a close-up look at nature, in the second children’s book in a series published by Wanås Konst, where Sam comes to Wanås and experiences the Park and art in reality and in the imagination. Each year a new artist and writer approaches the story. 2012 it is Anna Camner, born in 1977 inStockholm. She is educated at the Royal Institute of Art, Stockholm.

THE SICK RoSE: BILD/IMAGES Anna Camner REDAKTöRER/EDIToRS Elisabeth Millqvist, Mattias GivellTRYCKERI/PRInTInG Elanders, ISBn 978-91-977558-6-3 © Anna Camner och Stiftelsen Wanås Utställningar, Knislinge, 2012TACK TILL PRoPExUS
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SAMLINGEN

Martin Puryear och Adam Ooms i arbete med Meditation in a Beech Wood, Wanås 1996. Foto Wanås Konst.

REDAN UNDER TIDIGT 1990-tal blev jag fascinerad av 
Martin Puryears konstnärskap, präglat av en självklarhet i sitt 
gedigna hantverk och storskaliga fusioner av det främmande 
och igenkänningsbara. Konstverkens svårbestämbara, glidan-
de, hybrida former väckte min nyfikenhet. En dag 1993 anlän-
de Martin Puryear till Wanås. Som brukligt, när en konstnär 
kommer för att förbereda ett platsspecifikt verk, promenerade 
han runt ensam i parken. På kvällen föreslog Puryear en 
skulptur i vass. Det låter enkelt tänkte jag, då det finns många 
hus med vasstak och därför flera vassläggare i Skåne. 

Året efter besökte min man CG Wachtmeister och jag Puryears 
ateljé i Accord i staten New York. Ateljén liknade mest en 
snickeriverkstad med flera skulpturer som befann sig i olika 
faser av färdighet. CG och Puryear diskuterade egenskaper 
hos olika träslag, särskilt bok och ek som finns på Wanås. Vi 
fick se en uppvisning med hans falk – Puryear hade en stor 
falk i en bur, den släpptes, kom tillbaka och satte sig på hans 
handskbeklädda hand. Puryears behov av egen obruten tid 
för sitt arbete, hans envishet, konsekvens och hängivenhet till 
sin konst blev tydligt för mig under besöket i hans hemmiljö. 
Upprymda återvände CG och jag till New York. 

Vi såg fram emot samarbetet med Puryear, som var påtagligt 
intresserad av att genomföra sin skulptur i vass på Wanås.
I december 1995 återvände Puryear till Wanås. Han hittade en 
undanskymd plats i parken där han markerade en stor oval på 
marken. Han gjorde också en hastig skiss av platsen. Nu var 
mycket bestämt och jag kände mig lugn. Men just som Puryear 
lämnat Wanås började det snöa ymnigt och markeringen av 
den stora ovala formen började försvinna. En på många sätt 
typisk situation i samband med planerandet av konstverks 
placering eller tillblivelse på Wanås. Något oförutsett händer 
ofta långt ute i skogen. Jag rusade nu ut till platsen och mar-
kerade den utifrån de få tunna spår som fanns kvar. Därefter 
påbörjades en intensiv kommunikation per fax av ritningar 
och anvisningar. Snart anlände två välgjorda modeller av den 
Buddhaliknande skulpturen. Nu skulle äntligen den fem meter 
höga skulpturen i vass genomföras – anvisningar och model-
ler fanns och platsen var utstakad. Jag var lättad. 

Men så lätt skulle det inte alls visa sig att genomföra Puryears 
skulptur. Vassläggaren i Knislinge vägrade att åta sig arbetet. 
Det var för svårt att lägga vass på vertikala väggar i stället för 
sluttande tak. Istället åtog sig holländaren Adam Ooms, bo-

ende i Skåne, arbetet med stor entusiasm. Vass från sjön Tå-
kern i Östergötland kördes ut i parken. Adam Ooms arbetade i 
en och en halv månad med att klä den fem meter höga stom-
men med vass. Jag följde arbetet noga under mina joggingrun-
dor i parken. Modellerna stod väl synliga som viktiga riktlinjer 
för att frambringa den rätta formen. Hans förebild till skulptu-
ren är inte en Buddhafigur, som den oftast liknas vid. Nej, inspira-
tionen till formen kommer från Carl Milles skulptur av Gustav 
Vasa på Nordiska museet – men utan huvud! Plötsligt insåg 
jag att hela skulpturen vette åt fel håll. Jag blev alldeles kall. 
Återvände till kontoret och ringde Puryear. Jag hade rätt. Skulp-
turen skulle vändas mot skogen och bort från slottet. Hantver-
karen Jean Johansson lyckades med en lastare lyfta betong-
plattan med den halvfärdiga fem meter höga skulpturen och vända 
det hela rätt. Nya telefonsamtal och faxar till konstnären följde.
Till vernissagen av utställningen 1996, då åtta amerikanska 
konstnärer deltog*, stod Meditation in a Beech Wood färdig i 
sin gyllengula vassfärg. I den spirande gröna bokskogen lyste 
verket med sin märkliga resning och värdighet. Puryear kom 
till vernissagen och log glatt när han fann sitt konstverk på 
exakt den plats han ursprungligen markerat och utförd helt en-
ligt hans visioner. Den stora skulpturen är taktil och besökare 
klappar gärna dess håriga vassyta. En meditationsplats hade 
skapats långt ute i parken. Puryear sade att han placerade ”En 
ruvande främmande närvaro i skogen”. 

Meditation in a Beech Wood är ett konstverk som helt själv-
klart finns där på sin plats. Dess rundade massa står i kontrast 
till de raka spinkiga trädformerna. Självklarheten är något 
som utmärker Puryears konstnärskap. Även om formerna 
är inspirerade av olika redskap eller husliknande strukturer 
är de helt hans egna och utgör Puryears särart. Han adderar 
hantverksskicklighet till samtida skulpturer. Hans verk rör 
sig mellan det föreställande och det abstrakta, naturliga och 
konstgjorda, öppna och stängda – en hybrid av former hämta-
de från många inspirationskällor och kulturer under hans resor 
i söder såväl som norr. Han slår an toner i vårt medvetande 
och aktiverar vår fantasi.

– Marika Wachtmeister, Wanås, april 2019
Grundare av Stiftelsen Wanås Utställningar

*I 1996 års utställning på Wanås deltog åtta konstnärer från 
USA: Donald Beachler, Matthew McCaslin, Rachel Khedoori, Thom 
Merrick, Martin Puryear, Jason Rhoades, Kathleen Schimert och 
Hanne Tierney.

I en avskild glänta
I Wanås kulpturpark finns omkring 70 permanenta verk av svenska 
och internationella konstnärer. 1996 skapade Martin Puryear 
Meditation in a Beech Wood. Den mjuka Buddhaliknande 
vassskulpturen upplevs både som inbjudande och monumental. 

Puryear är en av USA:s mest betydelsefulla konstnärer. I år 
representerar han sitt hemland på den 58:e Venedigbiennalen, en av 
konstvärldens viktigaste händelser. Här berättar Marika Wachtmeister 
om resan från första mötet med konstnären till färdig skulptur.

MARTIN PURYEAR MEDITATION IN A BEECH WOOD

MART IN  PURYEAR  (född 1941) arbetar med skulptur 
och installation. I mer än 50 år har han utvecklat ett distinkt 
formspråk som kombinerar hantverksskicklighet med minima-
lismens sparsmakade stil. Puryear arbetar i naturliga material 
som metall, sten, gräs och trä, och skapar skulpturer som han 
ger abstrakta och böljande former. Under 1960-talet studera-
de Puryear vid Kungliga Konsthögskolan i Stockholm och han 
har en masterexamen i skulptur från Yale University i New 
Haven, Connecticut. Puryear hade sin första separatutställ-
ning på Gröna Paletten, Stockholm (1968). Han har deltagit 
i Whitneybiennalen tre gånger (1979, 1981 och 1989) och 
hans konstnärliga gärning har presenteras i retrospektiv på 
Museum of Modern Art i New York (2007–2008), en utställ-
ning som sedan turnerade till flera museer i USA. Han hade 
en retrospektiv utställning 2017 på Parasol Unit, London, 
och följande år på Museum Voorlinden, Wasseenaar. 2017 
invigdes ett nytt offentligt verk av Puryear i Madison Square 
Park i New York. Han hedrades med National Medal of Arts 
2011 av USA:s dåvarande president Barack Obama. 2019 
representerar han USA på Venedigbiennalen.
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Martin Puryear, Meditation in a Beech Wood, 1996. Foto Anders Norrsell.



SÄGER MAN [VAANÅS] ELLER [VANNÅS]?
Wanås är en kombination av orden vatten och ås – det 
tidigaste omnämnandet är Watnaas. När den första borgen 
byggdes på platsen var Skåne danskt och på danska heter 
vatten ”vand”, vilket alltså skulle tala för [Vannås]. 

IS IT PRONOUNCED ([VAANÅS] OR [VANNÅS])?
Wanås is a combination of the words meaning water and 
ridge. When the first castle was built on the site, Skåne 
was Danish, and in Danish the word for water is vand,  
indicating the latter pronunciation, [Vannnnås], with a short 
“a” and long “n” sound.
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– en plats i världen där konst, natur och historia möts
– a place in the world where art, nature and history meet

 
WANÅS HOTEL har elva personligt inredda rum 
där nordisk design möter hållbarhet med mate- 
rial och produkter från trakten.  
WANÅS RESTAURANT erbjuder mat där råvarorna  
spelar huvudrollen med vilt, bär, svamp och 
örter från skogen och med ekologiska produkter 
som mjölk, nötkött och grönsaker från Wanås.

Wanås Restaurant Hotel är öppet året runt.  
Aktuella öppettider finns på www.wanasrh.se  
och på Facebook. Möjlighet till konferens,  
kreativa möten och fest i Stora och Lilla Ateljén.Fo
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WANÅS KONST – SKULPTURPARKEN
Varje år kommer konstnärer och skapar nya 
verk i parken. Efter varje utställningssäsong 
blir ett till två verk en del av den permanenta 
samlingen, andra monteras ner eller åker vi-
dare till nya destinationer. Idag finns omkring 
70 permanenta verk i parken.

WANÅS KONST – THE SCULPTURE PARK. Every year, artists 
come and create new works in the park. After every exhibition 
season, one or two works become a part of the permanent col-
lection, while others are disassembled or move on to other desti-
nations. Today, the park is home to around 70 permanent works.

WANÅS KONST – KONSTHALLEN
Det gamla kostallet byggdes om till konsthall 2005. 
Här hittar du vår entrékassa och tillfälliga utställningar som 
byts ut vår, sommar och höst. Här finns även 
Wanås Shop & Deli, som säljer konsthantverk, 
industridesign och lokalproducerade matprodukter. 
The Art Gallery	

WANÅS KONST – THE ART GALLERY. The old stable was renovated into an art 
gallery in 2005. Here, you will find our admission desk and temporary exhibitions 
that change every spring, summer and fall. It also houses Wanås Shop & Deli, 
which sells artisanal goods, industrial design, and locally produced foods.

 

SNAPPHANEEKEN är Skånes 
femte största träd med en 
omkrets på 760 cm! Sägnen 
berättar att trädet under 
1600-talet, när det fanns 
snapphanar i bygden, använ-
des för att hänga fienden.  

THE SNAPPHANE OAK  
is Skåne’s fifth-largest tree, 
with a circumference of 760 
cm! When Snapphanes—pro-
Danish guerilla fighters—were 
captured in the country, it was 
used to hang them.

WANÅS HOTEL features eleven individually-decorated rooms, where Nordic design meets sustainability with materials and products from 
the area. WANÅS RESTAURANT offers food in which the ingredients themselves play the starring roles, with game, berries, mushrooms, 
and herbs from the forest and with organic products such as milk, beef, and vegetables from Wanås Estate.



WANÅS SLOTT Slottet på 
Wanås Gods har anor från 
1400-talet och är idag en 
privatbostad. Det byggdes från 
början som en försvarsborg 
med vallgrav, murar och borg-
gård. Detta var när Sverige 
och Danmark fortfarande stred 
om vem som skulle bestämma 
över det skånska landskapet. 
Mellan slottet och dammen 
finns en liten bit av den gamla 
vallgraven kvar. Wanås Gods 
ägs sedan åtta generationer av 
familjen Wachtmeister.

THE CASTLE at Wanås Estate 
stems from the 1400s and 
today is a private residence. 
It was originally built as a 
defense fortress with a moat, 
walls, and courtyard, in a time 
when Sweden and Denmark 
were still fighting over who 
should rule over the Scanian 
landscape. A bit of the old 
moat remains between the 
castle and the pond. Wanås 
Estate has been owned by the 
Wachtmeister family for eight 
generations.

 
WANÅS HOTEL har elva personligt inredda rum 
där nordisk design möter hållbarhet med mate- 
rial och produkter från trakten.  
WANÅS RESTAURANT erbjuder mat där råvarorna  
spelar huvudrollen med vilt, bär, svamp och 
örter från skogen och med ekologiska produkter 
som mjölk, nötkött och grönsaker från Wanås.

Wanås Restaurant Hotel är öppet året runt.  
Aktuella öppettider finns på www.wanasrh.se  
och på Facebook. Möjlighet till konferens,  
kreativa möten och fest i Stora och Lilla Ateljén.

VÄLKOMMEN TILL WANÅS KONST. Här parkerar du bilen och köper biljett till ditt besök. Wanås Konsts verksamhet finansieras 
till stor del av intäkter från shop och entré. När du betalar entré hos oss stödjer du konsten och pedagogiken. Wanås Konst 
drivs av den fristående ideella Stiftelsen Wanås Utställningar. Konsten hittar ni i skulpturparken och det omgivande landska-
pet samt i konsthallen och andra ekonomibyggnader. Wanås Konst har årligen ca 80 000 besökare, varav 10 000 är barn 
och unga som deltar i vår pedagogiska verksamhet. 

WELCOME TO WANÅS KONST. Park your car here and purchase tickets for your visit. Wanås Konst’s operations are largely 
financed by revenue from admission fees and the shop. When you buy your ticket, you support the art and the learning 

programs. Wanås Konst is run by nonprofit organization the Wanås Foundation. The art can be found in the sculpture park and the surrounding 
landscape as well as in the Art Gallery and other outbuildings. Wanås Konst welcomes 80,000 visitors yearly, of which 10,000 are children 
and youth who participate in our educational programs.

Här produceras mjölk och 
kött som är ekologisk 
och KRAV-certifierad. På 
gården finns totalt 1 000 
kor, ungdjur och kalvar. 
Nästan allt foder till djuren 
odlas på Wanås Gods mark, 
där det också bedrivs 
växtodling, skogsbruk 
och jakt. Mjölken säljs av 
Skånemejerier, i Wanås 
Konst Deli säljs kött från 
gården – Wanås Restaurant 
tillagar!

Organic, KRAV-certified 
milk and meat are pro-
duced here. The farm 
houses 1,000 cows, 
heifers, and calves. 
Almost all of the feed 
for the animals comes 
from the Estate, which 
also engages in crop 
production, forestry, and 
hunting. Products from the 
farm are sold at the Wanås 
Konst Deli and used in 
the food served at Wanås 
Restaurant.

WANÅS KONST – KONSTHALLEN
Det gamla kostallet byggdes om till konsthall 2005. 
Här hittar du vår entrékassa och tillfälliga utställningar som 
byts ut vår, sommar och höst. Här finns även 
Wanås Shop & Deli, som säljer konsthantverk, 
industridesign och lokalproducerade matprodukter. 
The Art Gallery	

WANÅS KONST – THE ART GALLERY. The old stable was renovated into an art 
gallery in 2005. Here, you will find our admission desk and temporary exhibitions 
that change every spring, summer and fall. It also houses Wanås Shop & Deli, 
which sells artisanal goods, industrial design, and locally produced foods.

KRISTIANSTAD 24 km

MALMÖ 110 km
KÖPENHAMN 151 km 

KNISLINGE 3 km

HÄSSLEHOLM 21 km

WANÅS HOTEL features eleven individually-decorated rooms, where Nordic design meets sustainability with materials and products from 
the area. WANÅS RESTAURANT offers food in which the ingredients themselves play the starring roles, with game, berries, mushrooms, 
and herbs from the forest and with organic products such as milk, beef, and vegetables from Wanås Estate.


