
«File Under Freedom» tar utgangspunkt i temaet 
improvisasjon innen musikk og kunst. Med både nypro-
duserte verk, sjeldent viste historiske arbeider, samt 
arkivmateriale, tematiserer utstillingen ideer om frihet 
slik det kommer til uttrykk blant utøvende improvisa-
sjonsmusikere og samtidskunstnere. Den friimproviserte 
musikken rommer både estetiske og sosiale imperativer i 
sin streben etter frihet, uttrykt både musikalsk og 
politisk. Improvisasjonsmusikken sees ofte som et 
utopisk rom, et demokratisk sted for samarbeid og 
menneskelig samhandling. Frijazzen oppstod på 1960-
tallet i USA, blant en generasjon banebrytende musikere 
som ikke bare revolusjonerte jazzmusikken, men hvis 
kunst i tillegg var uttrykk for en identitetssøken blant 
svarte musikere, med rom for motstand og protest. 
Andre deler av den friimproviserte musikken har søkt å 
distansere seg fra jazzens tradisjoner, på søken etter en 
bredt anlagt frihetsfilosofi. 

Hvert rom i utstillingen presenterer et møte mellom 

flere kunstnere, på tvers av generasjoner, tradisjoner og 
kunstneriske uttrykk. Utstillingen trekker flere historiske 
linjer, med noen av frijazzens ubestridte pionérer 
representert, i tillegg til en yngre generasjon kunstnere 
som behandler arven fra den friimproviserte og kreative 
musikkens mangfoldige historie. Utstillingen er også en 
visuell opplevelse, med bidrag fra kunstnere som 
arbeider med visuell improvisasjon gjennom maleri, 
trykk, collage, skulptur og grafiske partiturer. 

Utstillingen følges av et aktivt liveprogram med konser-
ter, foredrag og filmvisninger. 

Kuratert av Steinar Sekkingstad 

Utstillingen er støttet av Kulturrådet, Fritt Ord, Norske 
Kunstforeninger og La Fondation des Artistes. 
I samarbeid med Borealis – en festival for eksperimentell 
musikk, Cinemateket i Bergen, Bergen Jazzforum, Spike 
Island og Le CRAC Occitanie. 
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Utstillingen åpner med et utvalg verk som peker på 
viktige aspekter ved historien til amerikansk frijazz, 
kreativ musikk og afrofuturistisk tenkning. Med bidrag 
fra pionerer innen denne sjangeren sammenstilt med 
yngre samtidskunstnere, refererer verkene i dette 
rommet ikke bare til et viktig kapittel i historien, men de 
reflekterer også en pågående, aktiv nåtid. Verkene til 
Roscoe Mitchell og Douglas R. Ewart – begge musikere 
og kunstnere med en rik historie innen amerikansk 
kreativ musikk – representerer aktivt engasjement og 
tilstedeværelse i vår tid. De fem maleriene av Mitchell 
spenner fra 1967 til 2021, mens Ewarts arbeider er fra de 
seneste årene, og relaterer seg til samtidspolitikk og 
sosiale spørsmål, samtidig som de byr på en mengde 
musikalske konnotasjoner.

Sun Ra – en av 1900-tallets virkelig store visjonære 
musikalske skikkelser – er en uunngåelig figur i denne 
sammenhengen. Arven etter ham strekker seg langt 
utover hans egen enorme produksjon. Absorbert som et 
musikalsk og filosofisk referansepunkt i kulturen for 
øvrig, speiles Sun Ras tilstedeværelse og arv flere steder 
i utstillingen, enten eksplisitt eller implisitt. I dette 
åpningsrommet er han representert både gjennom egne 
ord og poesi, gjennom musikken som fyller rommet fra 
et verk av Cauleen Smith, og i fotografiske verk av Ming 
Smith.

Roscoe Mitchell 
Roscoe Mitchell (f. 1940, Chicago) er en av de store 
innovatørene innen kreativ musikk i post-Coltrane, 
post-Ayler-tiden. I mer enn 50 år har han rastløst utfor-
sket nye former, ideer og konsepter. Hans hybride 
komposisjons-/improvisasjonsparadigme plasserer ham i 
bresjen innen samtidsmusikken: ”hvis man vil være en 
god improvisator, må man vite hvordan komposisjon 
fungerer slik at man kan utføre den i sanntid.” Mitchell 
har spilt inn over 100 album, og hans komposisjoner 
spenner fra klassisk til moderne, fra frijazz til orkester-
musikk.

Mitchell er originalt medlem og blant grunnleggerne av 
både Art Ensemble of Chicago og Association for the 
Advancement of Creative Musicians (AACM), sistnevnte 
etablert i Chicago i 1965. Ennå i blomstring, fortsetter 
organisasjonen AACM å utvide grensene for jazz i dag. 
Under borgerrettighetstiden omfavnet organisasjonen 
prinsipper om eksperimentering, improvisasjon og 
kollektivitet for å ta opp spørsmål om selvbestemmelse 
og demokrati. The Art Ensemble of Chicago ble grunn-
lagt i 1967, først under andre navn, men siden 1969 har 
gruppen opptrådt som The Art Ensemble of Chicago, 
bestående av medlemmene Roscoe Mitchell, Joseph 
Jarman, Lester Bowie, Malachi Favors, og senere også 
med trommeslageren Famoudou Don Moye. Gruppen 
bodde og opptrådte i Europa fra 1969 til 1971, og var 
dermed blant de første AACM-artistene som flyttet til 
Europa og utviklet et langvarig forhold til plateselskaper 
og publikum der. De gjenværende medlemmene av The 
Art Ensemble er fortsatt aktive i dag. Deres siste plate, 
We are on the Edge ble utgitt i 2019, med en stor 
rollebesetning av progressive musikere, inkludert Moor 
Mother, Tomeka Reid og Nicole Mitchell, for å nevne 
noen.

Ledsaget av mottoet ”Great Black Music, Ancient to the 
Future” omfavnet Art Ensemble et bredt spekter av 
visuell kunst som en integrert del av sitt arbeid: Ved å 
bruke fargerike kostymer, ansiktsmaling, rekvisitter, 
teater, poesi, dans og mer skapte de et visuelt, auditivt 
og sensuelt skue som ligner teater eller performance-
kunst. Grunnleggende medlemmer av Art Ensemble of 
Chicago, Joseph Jarman og Roscoe Mitchell, er dessuten 
begge dyktige malere. For Mitchell har maleri vært en 
del av hans kreative virke siden 1960-tallet, med fornyet 
fokus de siste årene. Inkludert i utstillingen er et utvalg 
sjeldent viste malerier datert fra 1967 til 2020. Utvalget 
inkluderer The Third Decade (1970), som er kjent fra 
omslaget til Art Ensemble of Chicagos album med 
samme navn fra 1984. Alle verk viser Mitchells livlige 
bruk av farger og hans blendende, komplekse form for 
malerisk komposisjon: Sammensatt av et mylder av 
forvandlende abstrakte former og figurative elementer, 
utforsker maleriene en lignende balanse mellom impro-
visasjon og helhetlig komposisjon som hans musikalske 
verk.

Som en del av «File Under Freedom» samarbeider 
Bergen Kunsthall med Borealis om å presentere den 
internasjonalt anerkjente komponisten og innovatøren 
Roscoe Mitchell, med live konsert samt to verker frem-
ført av BIT20 Ensemble String Quartet og Sjøforsvarets 
musikkorps 16. – 20. mars 2022. 

Douglas R. Ewart 
Douglas R. Ewart (f. 1946, Kingston, Jamaica) er en 
tverrfaglig kunstner med base i Minneapolis, Minnesota. 
Som mangeårig medlem av AACM, er Ewart en drivende 
kraft i organisasjonens Chicago-avdeling, hvor han 
emigrerte til fra Jamaica i 1963. Han fungerte som 
organisasjonens president mellom 1979 og 1987. Ewarts 
varierte og svært tverrfaglige virke omfatter musikkom-
posisjon, maleri og kinetisk lydskulptur, samt multi-in-
strumentale forestillinger. Hans visuelle arbeid 
inkluderer tegninger, malerier, collager, soniske skulptu-
rer, masker, skulpturer, musikkinstrumenter med mer. I 
løpet av de siste førti årene har Ewarts arbeid utviklet 
seg til en sammenfletting av udelelige praksiser, hvor 
hver disiplin fungerer som katalysator for de andre, men 
med musikk som det overordnede, galvaniserende 
elementet.

Inkludert i denne utstillingen er fire nyere verk som alle 
uttrykker sosial bevissthet og politisk engasjement, 
omsvøpt i lag med musikalske konnotasjoner og referan-
ser. George Floyd Bundt Staff (2020) er en «idiofon»; en 
skulptur så vel som et musikkinstrument bestående av 
Bundt-kakeformer i tinn og støpt aluminium, som kunst-
neren også bruker for sine soniske kvaliteter når han 
spiller. Verket er dedikert til den avdøde George Floyd 
som var en kjent og elsket person i Ewarts nabolag i 
Minneapolis. Ewarts egne notater om verket sier: 
«George Floyd «Bunted, Sacrifice Flied and Punted» med 
sitt liv for å åpne øyne, hjerter, portaler, samvittighet, 
intelligens, sinne, irettesettelse, krav og befalinger om at 
verdens idé om politiet må endres. George ble myrdet i 
dagslys i Minneapolis, Minnesota. Imidlertid eksisterer 
det hundrevis av George Floyds over hele planeten 
Jorden som på daglig basis myrdes på grunn av deres 
farge, etnisitet, «rase», «kaste» eller økonomiske status»



Truth is Power, The Tongue is Mightier Than the Sword 
(2019) er en nisidet regnstav dedikert til innflytelsesrike 
aktivister, politiske skikkelser og organisasjoner: Fanny 
Lou Hamer, Malcolm X, Deloris Huerta, John Brown, 
Helen Fennel Joseph, Geronimo, Crazy Horse, Amy 
Jacques Garvey, Gaspar Yanga, Red Cloud, Vincente 
Guerrero, Iris Ewart King, Association for the Advance-
ment of Creative Musicians (AACM), Black Artist Group 
(BAG), American Indian Movement (AIM), Maxeke go 
Lozen. Eric Dolphy Sonic Dread (2017) er en skulptur 
laget av en gammel bassklarinett i kombinasjon med en 
rekke naturlige og syntetiske materialer, deriblant 
bambusrøtter og jordstengler, strutseegg, stoff, steiner 
og perler. For presentasjonen i Bergen er verket delvis 
endret, og har blitt tilført fire steiner funnet lokalt i 
Bergen, deriblant fauskemarmor («Norwegian Rose»), en 
stein funnet langs en strand utenfor Bergen, og biter 
med aragonitt fra Marokko. Verket er dedisert til Eric 
Dolphy; en av jazzmusikkens mest innflytelsesrike og 
visjonære utøvere og komponister, kjent for å etablere 
bassklarinett som instrument innen jazzmusikk. Sammen 
med dette vises maleriet Fire Waltz (2010), dedisert til 
pianisten og komponisten Mal Waldron og komposisjo-
nen hans ved samme navn som ble fremført sammen 
med Eric Dolphy (samt Brooker Little, Richard Davis og 
Ed Blackwell) på Five Spot i New York, 1961.

Sun Ra 
Sun Ra (1914-1993) er kjent som en av 1900-tallets store 
visjonære musikalske skikkelser. I sitt arbeid sammenstil-
te han jazz og poesi med spektakulær grafisk design og 
science fiction for å skape en fremtidsvisjon basert på 
lesninger av afrikanskamerikansk historie. Prosjektet 
hans favner derfor mye mer enn jazz og sceneopptrede-
ner. Utover å være en av arkitektene bak det som i dag 
ofte refereres til som afrofuturisme, var Ra også aktiv på 
andre fronter, deriblant litteratur. Ras poesi, som kan 
føres tilbake til den tidligste perioden i hans liv som 
offentlig person, forblir likevel i mindre grad formidlet 
enn musikkdelen av produksjonen hans. Den utgjorde 
imidlertid en viktig komponent i arbeidet hans, noe som 
er spesielt tydelig i hans tidlige LP-er hvor poesi er en 
synlig del av utformingen. The Immeasurable Equation 
er hans mest populære poesibok, som har dukket opp i 
flere versjoner siden den første utgivelsen. Boken ble 
ofte solgt fra scenen av medlemmer i Ras band, Arke-
stra. Inkludert i utstillingen er to ”signaturark” (offset-
plater brukt til trykking av boken), hvor poesien kan 
leses i aluminiumsplatene. Disse gjenstandene ble nylig 
vist i en utstilling ved galleriet Corbett vs. Dempsey i 
Chicago, som også gjenutga fire poesibøker av Sun Ra i 
2021.

Ming Smith 
Ming Smith er en Detroit-født, Harlem-basert fotograf. 
Hun er kjent for sine uformelle, in-action portretter av 
svarte kulturfigurer, inkludert et bredt spekter av 
jazzmusikere. Hun er mindre opptatt av å dokumentere 
svart kultur, enn av å skape personlige responser på 
dette livet gjennom sine fotografier.

Inkludert i utstillingen er de to fotografiene Sun Ra 
Space I (New York) og Sun Ra Space II (New York) (1978). 
De store svart-hvitt-bildene viser Sun Ra mens han 
opptrer, og fanger handlingsøyeblikk. I det ene bildet 
ser man Sun Ra sammen med medlemmer av hans 
Arkestra i bakgrunnen. På det andre bildet skjuler Ras 

bevegelse de andre utøverne. Ming Smiths fotografiske 
stil resulterer ofte i uskarpe bilder der de finere detalje-
ne ved figur og bakgrunn blandes, noe som skaper en 
abstraherende effekt og drømmeaktig uttrykk. Denne 
bevisste uklarheten kan forstås som en avvisning av det 
fotografiske mediet som en form for dokumentasjon. I 
stedet fremhever hun gjennom uskarpheten et dynamisk 
og gjensidig forhold til motivene – ved å gjenspeile 
deres handlinger posisjonerer hun seg selv i den utvide-
de billedscenen. Denne teknikken kan gjenfinnes i en 
rekke av Smiths bilder som skildrer jazzmusikere: ”Det er 
timing, og det er ikke bare en uskarphet,” sa hun nylig til 
den berømte kuratoren Hans Ulrich Obrist i et intervju 
– ”det er en kunst i det.” (... ) «Jazz er sånn – det er 
improvisasjon. Spesielt bluesen, følelsen».

Ming Smith vokste opp i Columbus, Ohio, og flyttet til 
New York på begynnelsen av 1970-tallet. Der jobbet hun 
innenfor et bredt nettverk av andre artister, musikere og 
dansere. Hun var det første, og i mange år også det 
eneste, kvinnelige medlemmet av the Kamoinge Works-
hop; et kollektiv av afrikanskamerikanske fotografer med 
base i New York. Gruppen ble dannet med utgangs-
punkt i et felles mål om å utfordre negative representa-
sjoner av svarte samfunn, og å utvikle fotografi som 
kunstnerisk praksis. I 1975 var hun den første afrikanska-
merikanske kvinnelige fotografen hvis arbeid ble inn-
kjøpt av The Museum of Modern Art (MoMA), New York.

Cauleen Smith 
Kunstner og filmskaper Cauleen Smith (f. 1967) er basert 
i Los Angeles. Hun flyttet til Chicago i 2010, hvor 
arbeidet hennes ble stadig mer stedsspesifikt og 
aktivistisk. Smith opprettet the Solar Flare Arkestral 
Marching Band Project, som organiserte flash mob-opp-
tredener i hele Chicago. Dette og andre relaterte verk 
påkaller arven etter Sun Ra, som var aktiv i Chicago 
1945–61. Visualisering av denne bevegelsen, dannelse av 
svart diaspora-identitet og vektlegging av handlefrihet 
fremfor undertrykkelse, er tilbakevendende elementer i 
Smiths repertoar.

Space Is the Place (A March for Sun Ra) (2011) dokumen-
terer den spontane opptredenen til Rich South High 
Schools marsjband, der de spiller Sun Ras komposisjon 
ved samme navn fra 1972 i Chinatown Square i Chicago. 
Upåvirket av øsende regn og tydelig forvirring blant 
tilskuere, utviser de unge musikerne stor entusiasme og 
karisma mens de spiller, synger og danser til Sun Ras 
fortsatt kraftige rytme. Med en cinema verité-lignende 
stil, fanger Smith sammenstillingen av Sun Ras eksperi-
mentelle komposisjon med studentmusikerne omgitt, av 
tolv bronsestatuer av kinesiske stjernetegn – en reflek-
sjon av komponistens syntese av historiske og avantgar-
distiske ikonologier.

En fragmentarisk samling av kilder og referanser
En samling plater og bøker er også inkludert i dette 
rommet, som er tilgjengelig for besøkende å bla gjennom 
og studere. Materialet relaterer på ulike måter til utstillin-
gens tematikk og de representerte kunstnerne. Samlin-
gen har ikke som mål å være komplett eller helhetlig, men 
å tilby et innblikk i et større kontekstuelt rammeverk 
gjennom plater, tekster, ideer og teori. Dette er i tråd 
med delingsetosen – et karakteristisk trekk ved frijazzmil-
jøet bestående av både musikere, fans og fagfolk.
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Dette rommet sentrerer rundt omfattende presentasjo-
ner av to skandinaviske billedkunstnere; Moki Cherry og 
Sidsel Paaske, samt de musikalske og kunstneriske 
miljøene de var knyttet til på 1960- og 1970-tallet. 
Begge kunstnerne eksperimenterte med ulike medier, 
som tekstil, maleri og skulptur, og de hadde begge nære 
forbindelser med samtidsmusikkscenen ved at de 
arbeidet både i billedkunstkretser og på musikkarenaer. 
I tillegg presenterer dette rommet eksempler på ameri-
kanske jazzmusikere som jobbet i Skandinavia på denne 
tiden, og deres utveksling med nordiske musikere – en 
tverrfaglig scene hvor både Moki Cherry og Sidsel 
Paaske spilte integrerte roller. På slutten av 1960-tallet 
opptrådte både Don Cherry og George Russell ved flere 
anledninger sammen med medlemmer av det som 
utgjorde en spirende generasjon av skandinaviske 
jazzmusikere, blant annet Jan Garbarek kvartett. De 
amerikanske artistene opptrådte i Norge rett i forkant 
av Garbareks innspilling av det klassiske albumet Afric 
Pepperbird, og grunnleggelsen av det legendariske 
plateselskapet ECM. Multikunstneren Paaske, som også 
er kjent for å være blant de første som brakte pop-
kunst-impulser til Norge, var også knyttet til denne 
musikalske utviklingen, og da særlig ved å bringe norske 
folketoner inn i miksen.

Moki Cherry og Don Cherry - Organic Music Society
Improvisert musikk er i sin form grunnleggende transna-
sjonal, og den amerikanske jazzmusikeren Don Cherry 
(1936 – 1995) var en av de tydeligste eksponentene for 
en slik interkulturell utveksling. Cherry var en av de mest 
innflytelsesrike jazzmusikerne i sin generasjon, og ble 
kjent gjennom sin lange tilknytning til frijazzsaksofonis-
ten Ornette Coleman fra slutten av 1950-tallet, samt 
gjennom å jobbe med musikere som John Coltrane, 
Charlie Haden, Sun Ra, Ed Blackwell, New York Contem-
porary Five og Albert Ayler. På 1970-tallet ble han en 
pioner innen verdensmusikk, der han dro veksler på 
tradisjonelle toner fra Afrika og Midtøsten, i tillegg til 
hindustanimusikken.

På slutten av 1960-tallet innledet Don Cherry og den 
svenske artisten Moki Cherry et langvarig samarbeid der 
flerkulturell kunstnerisk produksjon, musikk og familieliv 
smeltet sammen til en modell for kollektiv kreativitet. I 
1970 kjøpte paret et skolehus i Tågarp i Sverige, og tok 
det i bruk som et intimt sted for eksperimentell pedago-
gikk. De holdt workshops for alle aldre om sunn livsstil, 
og delte sine globalt forankrede tilnærminger til musikk- 
og kunstproduksjon.

I utstillingen presenteres et utvalg av betydningsfulle 
verk av Moki Cherry, i kombinasjon med videoer og 
arkivmateriale som dokumenterer Don Cherrys musikk. 
Paret reiste mye i løpet av sin tid i Sverige, med utgangs-
punkt i Mokis motto ”scenen er hjemme og hjemmet er 
en scene.” Under reisene fungerte Mokis tekstilverk som 
en bærbar løsning for livet på veien. Verkene som var 
enkle å slå sammen og ta med i bilen, ble brukt på 
scenen både for å gi stimulerende omgivelser for 
fantasien, men også som praktiske musikalske veivisere. 
Don Cherry besøkte også Norge ved flere anledninger. I 
utstillingen vises filmdokumentasjon fra opptredener på 
Molde Jazzfestival i 1968 og på Kongsberg Jazzfestival i 

1974 (med Moki Cherry), samt arkivmateriale som 
dokumenterer møter mellom Don Cherry og norske 
musikere, som for eksempel Jan Garbarek og Arild 
Andersen.

Moki Cherry (1943-2009) vokste opp og ble utdannet i 
Sverige, hvor hun jobbet som motedesigner på begyn-
nelsen av 1960-tallet. Etter å ha møtt Don Cherry i 1963, 
endret hun retning for sin kunstneriske praksis. Som par 
jobbet de to kunstnerne sammen om å skape en utopisk 
visjon om kunst og musikk, og etablerte til slutt 
Movement Incorporated, også kjent som Organic Music 
Society. Dette var en trupp med vekslende medlemskap 
som forente musikk, bilde og dans med kostymer og 
scenografi laget av Moki. På jakt etter et alternativ til 
den kommersielle jazzkretsen, arrangerte paret også 
happening-lignende konserter i ukonvensjonelle sam-
menhenger.
 
Utvalget av verk i utstillingen inneholder flere av Moki 
Cherrys tekstilverk som ofte ble brukt i både konserter 
og forestillinger, og annonseringer av disse. Noen av 
verkene som presenteres kan også sees i filmopptakene 
av Don og Moki som opptrer i Norge med et band 
bestående av norske og amerikanske musikere på 
Kongsberg Jazzfestival (1974). Et utvalg malerier i 
mindre skala viser Mokis karakteristiske surrealistiske 
bilder, ofte med skrift og symbolladet ikonografi av 
menneskelige figurer, dyr og planter. Utvalget inkluderer 
også en hengende myk skulptur, først vist som en del av 
utstillingsprosjektet «Utopias and Visions, 1871-1981» på 
Moderna Museet i Stockholm i 1971. I løpet av utstil-
lingsperioden bodde Cherry-familien tre måneder i en 
geodesisk kuppel i museet og øvde, spilte og gjennom-
førte ulike aktiviteter sammen med en stadig skiftende 
rollebesetning av gjester/publikum. Moki og Don ble 
engasjert av Moderna Museet til å drive en åpen scene 
som en del av utstillingen, med inspirasjon fra den 
revolusjonære regjeringen som styrte Paris våren 1871, 
den såkalte Pariskommunen. Dette samarbeidet var så 
vellykket at da utstillingens kurator, Pontus Hultén, ble 
spurt om å starte opp Centre Pompidou i Paris, inviterte 
han dem til å drive et midlertidig «Atelier des enfants» 
(barneatelier) mens institusjonen ble bygget.

Blant arkivmaterialet og trykksakene som er del av 
utstillingen, finnes det skisser, fotografier, medierepor-
tasjer, skriftlig korrespondanse, samt et vakkert hånd-
malt deksel til et stereo 2-spors bånd. To utgaver av den 
svenske motkulturavisen Huvudbladet, utgitt mellom 
1971 og 1973 sammen med kunstneren Kjartan Slette-
mark, peker på det brede spekteret av aktiviteter som 
fant sted i og rundt Cherry-familiens hjem i Tågarp. 
Dette tidsskriftet er et interessant eksempel på uavhen-
gig publisering fra den tiden og dekker temaer som 
musikk, kollektivt hushold og hagearbeid. 

Samarbeidet til Don og Moki Cherry har nylig vært 
gjenstand for betydelig forskning og internasjonal 
interesse, særlig gjennom en utstilling og publikasjon 
med tittelen ”Organic Music Societies”, presentert av 
Blank Forms i New York (2021). Et annet eksempel er 
den omfattende utstillingen «Communicate, How?», som 
viste verk av Moki Cherry på Corbett vs. Dempsey i 



Chicago (2021).

I forbindelse med presentasjonen av Moki Cherry i 
denne utstillingen er vi takknemlige for all hjelp og 
assistanse fra Naima Karlsson og Moki Cherry Estate, 
Tågarp, samt John Corbett og Corbett vs. Dempsey, 
Chicago.

Sidsel Paaske
Sidsel Paaske (1937-1980) var en norsk billedkunstner 
som eksperimenterte i en rekke medier som maleri, 
tegning, tekstil, metallarbeid, skulptur, smykker, poesi 
og musikk. Med en rastløs energi som drivkraft for 
hennes kontinuerlige improvisasjoner, var hun en sentral 
skikkelse på Oslos kunstscene fra 1965 til 1980. Hun 
produserte en rekke separatutstillinger, samtidig som 
hun deltok aktivt i kunstpolitiske og feministiske kamper. 
Til tross for dette har Paaske vært stort sett glemt og 
utelatt fra norsk kunsthistorie, og hennes omfattende 
kunstneriske produksjon har vært nærmest ukjent inntil 
de siste årene.

Musikk var alltid en integrert del av Paaskes verk. Hun 
brukte gjerne titler hentet fra sanger og jazzlåter, og hun 
samarbeidet ofte med musikere ved å lage visuelle verk 
til albumomslag og opptre med levende bilder til musikk 
og poesi på ulike klubber. Hun huset ofte turnerende 
musikere hjemme hos seg selv i Oslo, og hun kjente 
både Don Cherry og George Russell, samt andre interna-
sjonale musikere som arbeidet i Skandinavia på den 
tiden. I et opptak gjort for NRK i oktober 1969 ble Sidsel 
Paaske hørt syngende sammen med Don Cherry og Jan 
Garbarek kvartett. Her introduserte hun tradisjonell 
norsk folkemusikk (stev) til gruppens improviserte 
musikk, noe som blandet seg naturlig inn i Don Cherrys 
verdensmusikktilnærming på den tiden. Samarbeidet ble 
til da Don Cherry spurte Garbarek om han kjente noen 
som kunne synge folketoner, og Paaske ble foreslått. 
Garbarek har i ettertid bekreftet at Cherry hadde 
innflytelse på hans senere arbeid. Interessant nok ble 
denne relativt ukjente innspillingen gjort før Garbareks 
debutalbum på ECM, Afric Pepperbird (1970), som 
utforsket den nevnte estetikken og regnes blant de 
viktigste norske jazzalbumene gjennom tidene.

Paaske benyttet seg aktivt av improvisasjonsmetoder 
også i sitt visuelle arbeid, noe som kommer til syne 
gjennom en form for spontanitet fanget i det visuelle 
uttrykket, samt ved titler, symboler og visuell ikonografi. 
Verkene i utstillingen spenner fra små, spontane skisser 
til større arbeider på papir, malerier på lerret og et 
nesten 4 meter langt utdrag fra et stort visuelt partitur 
som var ment å fremføres av improviserende musikere. 
Den fullstendige versjonen av partituret var et nesten 40 
meter langt maleri, rullet sammen på en papirrull med 
tittelen Blue Letter: The Four Temperaments. Verket ble 
laget til Molde Jazzfestival i 1979, og urfremført av 
saksofonisten Erik Balke ved åpningen av festivalen. 
Utformet som et partitur, følger Blue Letter en narrativ 
eller horisontal bevegelse over det lange papiret, delt 
inn i seksjoner og bevegelser. Temaet for verket er vann. 
Det starter med gjenkjennelige bilder av hav og fjorder, 
men beveger seg gradvis over i det mer abstrakte og 
rytmiske. Sammen med disse arbeidene vises også et 
TV-program laget for NRK, kalt Bue: Lydbilder (1979). 
Verket fremstår som en eksperimentell kunstfilm, laget i 
samarbeid med regissør Jan Horne og med musikk av 

Jan Garbarek. Gjennom en serie bilder fremstår denne 
filmdokumentasjonen av Paaskes kunstneriske univers 
som en ordløs fortelling i samspill med Garbareks 
musikk.

Utvalget av Sidsel Paaskes verk i utstillingen vises med 
tillatelse fra Carl Størmer, som i tillegg har bidratt med 
uvurderlig informasjon og tilgang til arkivet over Paaske 
sine arbeider.

Nordiske møter
Utstillingen spiller videre på Don og Moki Cherrys 
arbeid i Skandinavia, og ser gjennom fotografier og 
dokumenter nærmere på utvalgte samarbeid mellom 
Don Cherry og norske musikere. Mesteparten av dette 
materialet kommer fra arkivene til den legendariske 
norske jazzkritikeren og impresarioen Randi Hultin 
(1926-2000), og består av fotografier tatt av henne, samt 
brev skrevet til henne fra Moki Cherry. I tillegg til hennes 
enestående samlende rolle i norsk sammenheng, ble 
Hultin også internasjonalt anerkjent som kritiker. Foruten 
en rekke andre norske og internasjonale plattformer 
skrev hun jevnlig for Jazznytt og Dagbladet i flere tiår. 
Hultin var opprinnelig utdannet billedkunstner under Per 
Krogh, men viet hele sitt voksne liv til jazzens tjeneste 
etter å ha møtt jazzpianisten Tor Hultin (1925-2001), som 
hun giftet seg med i 1947. Fra 1953 og utover ble paret 
kjent for sine mange mottakelser og jamsessions i 
hjemmet deres i Gartnerveien, hvor verdensstjerner som 
Count Basie, Dizzy Gillespie, Louis Armstrong og Stan 
Getz var blant gjestene. Hultin spilte også en viktig rolle 
i å booke og huse både Don Cherry og George Russell i 
Norge, og hun korresponderte jevnlig med Moki Cherry. 
I dag forvaltes arven etter henne av Randi Hultins 
Stiftelse, samt gjennom hennes unike jazzhistoriske 
samling donert til Nasjonalbiblioteket, som også har 
vært behjelpelig med å gjøre materialet tilgjengelig for 
denne utstillingen.

Representert gjennom film, lydopptak og annet arkivma-
teriale, så vel som indirekte gjennom sin innflytelse på 
den norske jazzscenen, er også den verdenskjente 
jazzmusikeren og komponisten, Jan Garbarek (1947) del 
av utstillingen. Han er mest kjent som tenor- og 
sopransaksofonist, og for sin unike blanding av jazz og 
folketoner. Det finnes knapt noen norsk jazzmusiker med 
et like stort internasjonalt renomme som ham, kanskje 
med unntak av Karin Krogh, som den unge Garbarek 
forøvrig også spilte med på 1960-tallet. Mot slutten av 
dette tiåret ble saksofonisten sterkt inspirert av nyere 
bevegelser innen amerikansk jazz, inkludert frijazz. 
Dette kommer til uttrykk gjennom musikken til kvartet-
ten hans, hvis øvrige medlemmer var Terje Rypdal (gitar), 
Arild Andersen (kontrabass) og Jon Christensen (trom-
mer). Både sammen og hver for seg spilte Garbarek og 
kvartetten med Don Cherry, samt George Russell. Særlig 
det sistnevnte samarbeidet skulle ha en bemerkelsesver-
dig effekt på hans videre utvikling. George Russell 
(1923-2009) var en amerikansk jazzpianist og musikkteo-
retiker. Han er mest kjent for sin teori om harmoni 
basert på jazz snarere enn europeisk (klassisk) musikk. 
Denne teorien anses som sentral for utviklingen av 
modal jazz, som i sin tur er assosiert med artister som 
Miles Davis og John Coltrane. I Skandinavia er Russell 
kjent som en av inspiratorene for «jazzbølgen» som 
fulgte i kjølvannet av oppholdet hans i Norge og Sverige 
mellom 1964 og 1969. I denne perioden opptrådte 



orkesteret hans ved flere anledninger med det som 
utgjorde en spirende generasjon av skandinaviske 
jazzmusikere, blant andre medlemmene av Jan Garbarek 
kvartett, samt bassisten og komponisten Arild Ander-
sen (1945).

Med i utstillingen er også filmen Hoppsjazz (1972), som 
dokumenterer nok et møte mellom den sentrale rollebe-
setningen av norske improviserende musikere og 
amerikanske musikere på begynnelsen av 1970-tallet. 
Trommeslageren Jimmy Hopps (1939) kom til Norge 
med Webster Lewis for å gjøre flere konserter i 1971, og 
ble i landet i seks måneder. Denne filmen, produsert for 
NRK av regissør Jan Horne, dokumenterer en togtur fra 
Oslo til Voss samme året, med musikerne Arild Ander-
sen, Jan Garbarek, Calle Neumann og Jimmy Hopps. 
Her samtaler de om musikk som kommunikasjon mellom 
kulturer, og hvilke forutsetninger som ligger til grunn for 
det å opptre, før reisen avsluttes med en opptreden på 
Voss gymnas. Konserten ble arrangert av Lars Mosse-
finn, som senere startet Vossajazz, en kjent jazzfestival 
på Vestlandet som har vært avholdt årlig siden 1973.

Regissøren bak flere av NRK-produksjonene som vises i 
dette rommet, er Jan Horne (1940-2004). Horne var en 
norsk filmskaper som jobbet store deler av sin yrkeskar-
riere i NRK, og alltid hadde en nær forbindelse med den 
norske jazz- og kunstscenen. Kulturdokumentarer og 
serier om jazz utgjør en betydelig del av filmografien 
hans. Horne la også til rette for flere transmediale 
improvisasjonsbaserte eksperimenter som kombinerte 
ulike kunstformer, noe filmen Bue: Lydbilder med Sidsel 
Paaske er et eksempel på. I tillegg til filmene som 
presenteres i utstillingen (Lydbilder, Hoppsjazz og 
Kongsberg Jazzfestival), produserte Horne dokumentar-
serien Randis Jazz om jazzimpresarioen Randi Hultin. 
Ved siden av sine filmprosjekter var Horne aktiv både 
som journalist og musiker, blant annet som sporadisk 

trommeslager i Svein Finneruds grupper.

Som en egen del av utstillingen viser vi tre unike utgivel-
ser av det svenske plateselskapet Bird Notes, startet av 
Bengt “Frippe” Nordström (1936-2000) i 1962/63. 
Nordström hadde tidligere gitt ut plater under selskapet 
BRA og Jazz Records. I noen tilfeller spilte han inn 
radiosendinger, med én mikrofon, på sin ¼” båndoppta-
ker og laget vinylplater til seg selv og sine venner. Et 
utvalg solofavoritter av Charlie Parker ble faktisk til en 
Bird Note-EP. Han gjorde også opptak av seg selv 
sammen med en Ornette Coleman-avspilling på plate-
spilleren, og ga den ut som EP.

Den første offisielle utgivelsen til plateselskapet Bird 
Notes var den banebrytende amerikanske frijazzmusike-
ren Albert Ayler (1936-1970) sitt debutalbum, Somet-
hing Different!!!!!! (BNLP1), spilt inn ved Musikk- 
högskolan i Stockholm sammen med de svenske musi-
kerne Torbjörn Hultcrantz (bass) og Sune Spångberg 
(trommer). Ayler hadde kommet til Sverige våren 1962, i 
håp om å finne et miljø som var mottakelig for hans 
musikk. I utstillingen presenteres den originale testpres-
singen av denne LP-en, med alternative fotografier og et 
håndskrevet omslag. I tillegg vises en mytisk utgivelse av 
Bengt Nordström og Don Cherry (BNLP3), med et unikt 
håndmalt cover, og ved siden av dette finner vi Nord-
ströms egen LP Natural Music (BNLP8A/8C). Alle utgivel-
ser på Bird Notes må betraktes som testpressinger/
referanseplater, med unntak av Albert Aylers Something 
Different!!!!!! og Nordströms Natural Music. Utgaven av 
Natural Music som vises her er trykket med et trykt 
omslag (offset-trykk) – et omslag som senere brukt til å 
huse alle de forskjellige prøvetrykkenee i LP-format av 
Bengt Nordström. Mange senteretiketter (labels) ble 
også gjenbrukt til forskjellige pressinger, noe som har 
ført til forvirring blant samlere.

Sal 1A
Milford Graves
Milford Graves (1941 - 2021) var perkusjonist, akupunk-
tør, herbalist (urtelege), kampsportutøver, programme-
rer og professor. Med sin nyskapende og 
revolusjonerende kraft innenfor den radikale musikkpro-
duksjonen fra midten av 1960-tallet, forvandlet han 
trommeslagerens rolle i jazzen. Han introduserte en ny 
måte å håndtere ikke-målbar tid på og proklamerte at 
trommeslageren ikke bare var en beat-keeper, men 
snarere en dynamisk og innflytelsesrik improvisator. Som 
en av pionerene innenfor frijazzen, var han bl a medlem 
av New York Art Quartet, hvis ikoniske første innspilling i 
1964 inneholdt LeRoi Jones’ (Amiri Baraka) opplesning 
av diktet hans ”Black Dada Nihilismus”. I 1967 var han en 
av utøverne i John Coltranes begravelse, som del av 
Albert Ayler’s kvartett.

I dette gallerirommet gir et utvalg av Graves’ visuelle 
verk, performanceopptak, instrumenter og arkivmateria-
le innblikk i det komplekse og progressive arbeidet til et 
helt uvanlig jazz-sinn. Graves’ rikt dekorerte trommesett 
vises sammen med en svevende gong som produserer 
en brummende drone-lyd i rommet. En gruppe originale 
tegninger og collager stilles ut sammen med et utvalg 
håndmalte albumomslag. Og ikke minst; en omfattende 

presentasjon av hans musikalske produksjon vises i 
kombinasjon med fotografier og annen dokumentasjon 
knyttet til hans vitenskapelige forskning, som innebar 
studier av både menneskekroppen og hjerterytmen, så 
vel som det kosmiske forholdet mellom rytmer og 
universet.

Milford Graves har nylig vært gjenstand for to retrospek-
tive utstillinger; ”A Mind-Body Deal” på ICA Philadelphia 
og ”Fundamental Frequency” på Artists Space, New 
York. Her brettes hans mangefasetterte virke ut; ikke 
bare som jazzinnovatør, også hans totale livsverks 
mindre kjente sider vies oppmerksomhet. Disse er 
knyttet til medisin, botanikk, healing, aktivisme og 
kampsport. Alle de ulike elementene bidrar til Graves’ 
forståelse av verden og dens uttrykk. Som autodidakt 
multikunstner og livslang eksperimentator – en fullkom-
men improvisator – så Graves rytme i alle lag av tilværel-
sen; fra subatomiske partikler til hjerteslag, og videre til 
planetenes bevegelser.

Milford Graves’ presentasjon i denne utstillingen hadde ikke 
vært mulig uten velviljen til The Estate of Milford Graves, 
kuratoriske råd og research fra Mark Christman og Ars Nova 
Workshop, samt uvurderlig hjelp fra Artists Space, New York.



Marshall Trammell 
I samme rom som Milford Graves vises i tillegg en 
installasjon av Marshall Trammell, også kjent som Music 
Research Strategies (MRS). Trammell er en eksperimen-
tell perkusjonist, komponist og arkivar. Hans arbeid er 
forankret i aktivisme og sosiale endringsintervensjoner, 
og omfavner improvisasjon som et kollektivt, bevegel-
sesbyggende verktøy.

Eleven Postures (2021) er en undervisningsfilm der 
Trammell demonstrerer elementer av en «organisatorisk 
tankegang av i/improvisasjon (dens teknologier og 
kultur)». I den innspilte forestillingen fremfører artisten 
et visuelt partitur på et modifisert trommesett (bass-
tromme, skarptromme og kubjelle, perkutert med 
spisepinner), samtidig beskriver han sin egen bruk av 
kroppen, samt hvilke mentale bilder (former og møn-
stre), følelsesmessige tilstander og organisatoriske 
tankesett som ligger bak den kompositoriske tilnærmin-
gen og trommemetoden til hvert av de elleve partiture-
ne/positurene. Bildene til partituret hadde sitt opphav i 
en workshop holdt i Albuquerque, New Mexico. Her ble 
deltakerne bedt om å organisere seg i små grupper for å 
diskutere de vedvarende tilstandene av flukt, fordrivelse 
og menneskelig motgang som har vært forbundet med 
det sørvestlige landskapet i USA, både historisk og i 
dag. Deltakerne brukte svijern for å prege firkantede 

treplanker med representative bilder, hvorfra det ble 
hengt farget garn i et lineært sikksakkmønster fra den 
ene til den andre.

Trammells forskningsbaserte praksis er en utforskning av 
solidaritet og motstand på tvers av kulturer. Med 
utgangspunkt i et mangfoldig sett av historiske referan-
sepunkt, utgjør arbeidet hans en slags samtale om 
hvordan vi som individer gjennomfører endringer i våre 
samfunn og drar de ordene og ideene som benyttes inn 
i en improvisasjonsmusikalsk ramme. I Eleven Postures 
er en sentral referanse Pueblo-opprøret fra 1680, i 
området som senere ble til Santa Fe, New Mexico. ”Burn 
the Temples/Break Up the Bells” ble ropt av Popay, 
lederen av en samling Pueblo-indianere som gjorde 
opprør mot den undertrykkende spanske hæren. Popays 
rop ble hørt gjennom en teknologi som besto av flere 
tautråder laget av yucca-palme.

11 Postures ble bestilt av Borealis – en festival for 
eksperimentell musikk som del av Artist in Residence 
Marshal Trammells prosjekt, ”Warrior Ethos / Warrior 
Ecologies” (Støttet av Norges Kulturråd. Verdenspremi-
ere på Borealis 2021). For Borealis 2022 vil Trammell 
presentere et nytt prosjekt med tittelen ”The Moon is 
Down”.

Sal 3
I sal 3 omgis man av en lagdelt komposisjon av slående 
visuelle verk som favner flere generasjoner, kunstneriske 
tradisjoner og materielle tilnærminger til estetiske 
uttrykk. Felles for verkene som presenteres her, er at de 
gjennom ulike virkemidler undersøker abstraksjon, 
improvisasjon, maleriske eller skulpturelle gester – samt 
et bredt spekter av skjæringspunkter hvor musikk og 
visuelle uttrykk samhandler eller sameksisterer.

Thaddeus Mosley 
Thaddeus Mosley (f. 1926) er en selvlært kunstner som 
arbeider med store treskulpturer laget av tre utvunnet 
fra lokalmiljøet rundt byen Pittsburgh, hvor han har holdt 
til hele livet. De tre skulpturene som er inkludert i 
utstillingen er eksempler på det kunstneren kaller 
«skulpturelle improvisasjoner», som henter impulser fra 
jazzens modernistiske tradisjoner. ”Den eneste måten du 
virkelig kan oppnå noe på, er hvis du ikke jobber så mye 
ut fra et mønster,” sier Mosley om egen improvisasjons-
metode, og legger til: ”Det er også essensen av god 
jazz.” Mosleys skulpturer kan forstås som utforskninger 
av ”vekt i rommet”. Sammensatt av flere hybride ele-
menter, uttrykker hver skulptur en unik artikulasjon av 
balanse og bevegelse, fysisk jordethet og vektløshet. 
Påvirket av tradisjoner som spenner fra modernistiske 
skulptører som Isamu Noguchi eller Constantin Brâncuși, 
så vel som panafrikanske skulpturtradisjoner, inntar 
verkene en spesiell plass i svart amerikansk abstraksjons 
historie.

Det kunstneren selv omtaler som «animerte abstraksjo-
ner» handler om hvordan verkenes tilstedeværelse kan 
merkes i rommene de bebor. Mosleys improvisasjons-
prosess bidrar til å fremkalle en spesiell livlighet, der 
merker etter meiselen lager et spill, eller rytme i treover-

flaten som minner om de man finner i jazz og dans. Som 
gruppe danner skulpturene en ”trio”, og deres samspill 
aktiverer rommet mellom dem. Med titler som Rhizo-
genic Rhythms og Misterioso - T. Sphere Monk, under-
streker kunstneren de musikalske assosiasjonene nedfelt 
i verkene. «Misterioso» er en henvisning til jazzmusikeren 
Thelonious Monk, som også er synlig i den lett skjeve 
skulpturelle komposisjonen som gjenspeiler Monks 
uvanlige melodiske strukturer, uforutsigbare intervaller 
og taggete, kantete klanger.

Lisa Alvarado 
Lisa Alvarado (f. 1982) er en artist og musiker med base i 
Chicago. Hennes rull-lignende, fritthengende malerier 
fyller gallerirommet som billedvever eller skulpturelle 
objekter, og utstråler en særegen tilstedeværelse. 
Alvarados praksis bygger bro mellom visuell kunst og lyd 
i verk som er åndelige og samtidig forankret i den 
fysiske, naturlige verden. Hennes “Traditional Objects” 
(2010 – pågående), som er fulle av referanser til meksi-
kanske håndverkstradisjoner, blir ofte brukt som baktep-
pe i forestillinger av gruppen Natural Information 
Society, der Alvarado spiller harmonium og perkusjon. 
Samtidig som de både formelt og materielt sett minner 
om tekstiler, kan disse objektene også tolkes som nikk 
mot bevegelser innen modernistisk maleri, og abstrak-
sjon utover den vestlige kunsthistoriens parametre.

Alvarados arbeid med maleri som scenedekor og visuelle 
verk som en integrert del av musikalske forestillinger er 
inspirert av musiker-kunstnerparet Don og Moki Cherry 
(se Galleri 1B), og har en tydelig likhet med Moki Cherrys 
verk. Angående denne påvirkningen har Alvarado uttalt 
at hun synes ”tekstil er et interessant rammeverk for å 
tenke om maleri og abstraksjon, og tekstilhistorien er en 



mer kulturelt inkluderende historie enn for eksempel 
den vestlige malerikanon.” Med dette sikter hun til 
hvordan tekstilarbeid tradisjonelt har blitt redusert til 
kategorien «håndverk» fremfor å anerkjennes som 
legitime kunstverk. De to verkene som er inkludert i 
utstillingen er del av hennes nyere serie kalt Thalweg; et 
geografisk begrep som angir det laveste høydepunktet i 
en vannvei, som definerer grenselinjen mellom politiske 
territorier.Ett av verkene pryder også coveret til den 
siste LP-en av Natural Information Society, Descension 
(Out of our Constrictions), innspilt i samarbeid med den 
britiske improvisasjonsmusikeren Evan Parker.

Matana Roberts 
Matana Roberts (f. 1975) er en internasjonalt anerkjent 
komponist, bandleder, saksofonist, lydeksperimentalist 
og mixed media-utøver. Roberts tilhører en ny genera-
sjon improviserende musikere som fortsetter den sterke 
tradisjonen med afrikansk-amerikansk avantgardemusikk 
der politisk engasjement, historisk bevissthet og kreati-
vitetens spirituelle og intellektuelle røtter er uløselig 
sammenknyttet. Hennes fordomsfrie holdning til skaper-
handlingen gjenspeiles i hennes intime kjennskap til 
improvisasjon, så vel som det brede spekteret av 
forskjellige tradisjoner og sjangere som rommes i 
hennes kunstneriske praksis: dans, poesi, teater, og etter 
hvert visuell kunst.

Verkene som presenteres her (alle fra 2018) er et utvalg 
collager laget av varierte objekter, fotografier, grafiske 
partiturer og lydkomposisjoner. Roberts definerer sin 
egen prosess som ”panoramisk lydquilting”, som beteg-
ner hvordan hun setter sammen visuelle og musikalske 
verk som belyser personlige historier, samtidig som de 
situeres i en bredere politisk kontekst. For det første 
uttrykker Roberts en sterk bevissthet om å være en 
svart kvinne i USA i dag, men også om det historiske 
bakteppet som er utgangspunktet for denne opplevel-
sen. I et kraftfullt innspillingsprosjekt titulert ”Coin 
Coin” (som hun så langt har gitt ut fire kritikerroste 
album av i en serie av det som vil bli 12 kapitler), frem-
kaller Roberts utdrag fra afrikansk-amerikansk historie 
– fra slavetiden, gjennom borgerrettighetsbevegelsen 
på 1960-tallet, frem til dagens Black Lives Matter-beve-
gelse.

I 2017 presenterte Bergen Kunsthall den første europeis-
ke separatutstillingen av Matana Roberts i samarbeid 
med Borealisfestivalen for eksperimentell musikk. 
Utstillingen ble akkompagnert av en serie musikalske 
intervensjoner av Jennifer Walshe, Angharad Davies og 
Chris Corsano.

Zak Prekop
Zak Prekop (f.1979) er en New York-basert maler. De fire 
maleriene som er inkludert i denne utstillingen utgjør 
komplekse visuelle undersøkelser av forholdet mellom 
improvisasjon, abstraksjon og komposisjon i maleriet. De 
historiske båndene mellom improvisasjon i musikk og 
abstraksjon i maleri, forstås her generelt gjennom en 
viss korrelasjon mellom det performative forbundet med 
gestusstrøkene i abstrakt ekspresjonistisk maleri, og en 
lignende ekspressivitet og spontanitet som kan høres i 
frijazz og improvisert musikk. Selv om hans oljemalerier 
på musselinstoff deler materielle likheter med slike 
modernistiske forløpere, opererer Prekops malerier i et 
annet tempo. På en gang spontane og møysommelige, 

er komposisjonene både kompakte og komplekse. Selv 
om disse ved første øyekast kan fremstå som «løse» og 
«frie», avslører nærmere ettersyn nøye vurderinger av 
hvert enkelt element som ligger bak.

Med bakgrunn som improviserende musiker, er mange 
av Prekops arbeider likevel inspirert av konkrete musikal-
ske ideer, noe som ofte antydes gjennom titler som 
refererer til musikere og musikkutgivelser. For Hennies 
er for eksempel oppkalt etter komponisten Sarah 
Hennies, mens Outside Recording ifølge Prekop viser til 
«lydene av naturen rundt huset vårt, hendelser spredt 
utover et felt, slik jeg ser det i maleriet mitt og hører i 
verdensrommet og i musikken.” Etter å ha lyttet til den 
britiske improvisasjonsgruppen AMM, ble han inspirert 
av ”følelsen av hendelser i et felt som skaper struktur 
over tid” (over skala i maleri). Negative Cereus, på sin 
side, er oppkalt etter en plante som heter “night bloo-
ming cereus”. Dette kom kunstneren på etter at han 
gjentatte ganger hadde endret maleriet fra svart til 
hvitt, og dermed tenkt på dag-natt sykluser da han 
navnga det.

Peter Brötzmann 
Peter Brötzmann (f. 1941) er en kunstner og musiker, 
kjent som en fremtredende skikkelse innen moderne 
improvisert musikk. Opplært som billedkunstner i 
hjembyen Wuppertal, Tyskland, på slutten av 1950-tallet, 
forløp hans tidlige musikalske karriere som saksofonist 
og klarinettist parallelt med hans første kunstutstillinger 
i Holland og Tyskland. På midten av 1960-tallet deltok 
han også i Fluxus-arrangementer. Desillusjonert av 
kunstgallerier og utstillinger, valgte Brötzmann etter 
hvert å fokusere sin kreative energi på musikk. I 1968 
spilte han inn Machine Gun med en åttemannsgruppe; 
en brennende LP, som han utgav selv, og som dokumen-
terer de ledende stemmene i den spirende europeiske 
frijazzrevolusjonen. I tiårene siden har Brötzmann gitt ut 
over femti album, og dermed befestet sin posisjon som 
en pioner innen den europeiske frijazzbevegelsen.

Ved siden av arbeidet som utøvende musiker, har 
Brötzmann fortsatt å jobbe som billedkunstner og 
grafisk designer. I tillegg til oljemalerier i stor skala, og 
delikate lyriske akvareller, har Brötzmann opparbeidet 
en portefølje av små konstruksjoner, ofte ved å bruke 
funne eller fabrikkerte trekasser som både støtte og 
ramme. Noen ganger integreres metallelementer som 
bokser, bokselokk og rustet industrielt avfall. Fordi han 
bruker materialer han har ”for hånden”, enten på turné 
eller hjemme i Wuppertal, er de skulpturelle konstruksjo-
nene og monteringene ofte små. Ved å kombinere 
kontrasterende materialer som gammelt patinert tre 
med hardmetall, skaper han møter mellom kraft og 
skjørhet, som danner haptiske, ofte sensuelle uttrykk. 
De små boksene skaper små scener som ofte fremkaller 
landskap, som i de tre «skyene» som er representert i 
utstillingen.

Svein Finnerud
Svein Finnerud (1945-2000) var en norsk billedkunstner 
og jazzmusiker, best kjent som leder og pianist i grup-
pen Svein Finnerud Trio. Sammen med bassist Bjørnar 
Andresen og trommeslager Espen Rud (erstattet av 
Svein Christiansen på 90-tallet) regnes trioen blant de 
viktigste frijazzgruppene fra Norge på slutten av 1960- 
og begynnelsen av 70-tallet, og som en av de mest 



kontroversielle og viktige avantgardegruppene fra 
Skandinavia. Deres eklektiske musikkstil kombinerte 
friformsundersøkelser av rytme, klang og tonalitet, 
samtidig som de inkorporerte melodi og funky grooves 
inspirert av internasjonale utøvere og komponister som 
Paul Bley, Krzysztof Penderecki og George Russell. 
Trioen var nært knyttet til billedkunstscenen og det 
progressive miljøet med sjangeroverskridende aktivite-
ter som foregikk på Club 7 i Oslo, Henie Onstad Kunst-
senter og Munchmuseet. Mange av gruppens 
forestillinger inkorporerte kostymer og teatralske 
elementer i Fluxus-inspirerte arrangementer eller 
forestillinger.

Finnerud er også en dyktig billedkunstner utdannet ved 
Statens Håndverks- og Kunstindustriskole, og arbeidet 
primært med grafiske trykk. Inkludert i utstillingen er et 
utvalg arbeider på papir, som viser hans distinkte stil et 
sted mellom grafisk notasjon, billedabstraksjon og 
figurasjon. Hans visuelle verk blir ofte lest som «musikal-
ske», og er nært knyttet til hans arbeid som musiker og 
komponist. I verkene som vises her, er dette tydelig i en 
serie trykk som spenner fra tette, støyende og dissonan-
te overflater, til mer harmoniske og forsiktige komposi-
sjoner. Verket Notation har tydelige likheter med et 
grafisk partitur. I ett av verkene fyller en grå sky av 
tynne, virvlende linjer midten av en komposisjon som er 
helt overordnet. Dette verket uten tittel ble brukt på 
omslaget til det banebrytende albumet Mulitmal i 1971, 
laget sammen med billedkunstner og poet Trond Botnen 
og den anerkjente saksofonisten Carl Magnus «Calle» 
Neumann. (Se også Galleri 1B).

Olle Bonniér 
Olle Bonniér (1925-2016) var en svensk maler, grafiker og 
skulptør som bodde i New York, Mexico og Stockholm. 
Bonniér regnes som en sentral skikkelse i utviklingen av 
svensk abstrakt maleri. Etter en konstruktivistisk-geo-
metrisk periode gikk han på slutten av 1950-tallet over 
til en mer spontan, dynamisk stil, hvor han ofte brukte 
dramatiske fargekontraster. Han jobbet med mange 
forskjellige teknikker og eksperimenterte også med 
elektroniske kunstverk.

Flere av Bonniérs verk var ikke bare ment som bilder, 
men også som grafiske partiturer som skulle tolkes og 
fremføres av musikere. De to verkene som er inkludert 
her ble laget på 1960- og 70-tallet. Den nesten tre meter 
lange grafiske rullen Plingeling er imidlertid basert på et 
maleri fra 1949, noe som gjør partituret (eller ideen bak 
det) til det tidligste verket i utstillingen. Denne datoen 
er verdt å merke seg, ettersom Bonniér med dette 
verket forutser en tenkemåte som først senere ble 
formulert av kunstnere som John Cage. Verket, som 
består av små fargede flekker på en stor hvit overflate, 
ble beskrevet av Bonniér som «det grenseløse, lysende 
universet». Hver flekk skal ifølge kunstneren forstås som 
en «isolert hendelse som ikke har noen logikk eller 

definerbar sammenheng med de andre stedene». «Når 
de sirkulerer,» sa han, «kolliderer de tilfeldigvis med 
hverandre. Det er da lyden ”plingeling” oppstår». Et 
annet verk fra samme år, ganske enkelt kalt Pling, besto 
av én enkelt prikk, og ble ansett som et partitur for den 
kortest tenkelige lyden. Disse og andre lignende tidlige 
verk av Bonniér forble utolket frem til 1980-tallet. Det 
andre verket som er inkludert i utstillingen er Score for 
Invisible Sound (1984); et minimalistisk, nesten tomt 
trykk, som også ble skapt som et partitur som skal 
fremføres av musikere. De to verkene ble utgitt på CD i 
1995 sammen med flere andre komposisjoner av Bon-
niér.

Plingeling og Score for Invisible Sound vil fremføres live 
av saksofonisten Mats Gustafsson i utstillingen 27. mars 
2022.

Mats Gustafsson 
Mats Gustafsson (f. 1964) er en svensk saksofonist og 
komponist, og en av Skandinavias mest fremtredende og 
aktive utøvere innen frijazz og improvisasjonsmusikk. 
Han har initiert en rekke bandkonstellasjoner, inkludert 
Fire! Orchestra, The Thing og The End – en kvintett 
sammen med Sofia Jernberg og de norske musikerne 
Kjetil Møster, Anders Hana og Börge Fjordheim. Hans 
sjangeroverskridende tilnærming har ført til at han også 
spiller i ulike stiler utover jazz, deriblant eksperimentell 
rock, støy og  samtidsmusikk, og samarbeider med et 
bredt spekter av musikere som Peter Brötzmann, Ken 
Vandermark, Sonic Youth, Jim O’Rourke og Neneh 
Cherry (datter av Don og Moki Cherry).

Som komponist jobber Gustafsson med illustrerte, 
grafiske partiturer. Siden 1960-tallet har grafisk notasjon 
vært utbredt innen både samtidsjazz og kreativ musikk, 
moderne komposisjon, så vel som i konseptuell kunst-
praksis som Fluxus-partiturene. De visuelle partiturene 
unngår tradisjonell notasjon til fordel for symbolske 
komposisjoner satt sammen av farge, linje og form, med 
spesifikke instruksjoner for improvisatoren, samtidig 
som musikere kan ta med sin egen spesielle ekspertise 
og individuelle styrker til hver forestilling. Implisitt i 
dette er en metode for å gi hver enkelt utøver større 
frihet, og dermed motarbeide det iboende makthierarki-
et mellom komponist, utøver og publikum. Med i 
utstillingen er Gustafssons komposisjon HIDROS o.T. 
(2019), et partitur bestående av 13 ark med collage og 
noterte elementer. Komposisjonen er basert på samspil-
let mellom bilder og lyd, samt mellom ensemble- og 
soloverk, og ledes av en dirigent der bruk av grafiske 
partiturer og instruksjoner indikerer retning og innhold i 
musikken. Partituret inneholder en serie malerier av 
kunstneren Mathias Pöschl (f. 1981). Verket ble bestilt av 
nyMusikk Trondheim i 2019. En utstilling med Gustafs-
sons grafiske partiturer ble vist i Kunsthall Trondheim 
samme år.



Sal 3 & 4
Alvin Curran-arkiv
Eric Baudelaire, When There Is No More Music To 
Write, and other Roman Stories
En samproduksjon mellom Bergen Kunsthall, Spike 
Island og Le CRAC Occitanie, med støtte fra La Fondati-
on des Artistes og Kulturrådet.

I Sal 4 presenteres en ny film av kunstneren Eric Bau-
delaire, som kretser rundt musikken til den amerikanske 
komponisten og improvisatøren Alvin Curran. Sammen 
med filmen presenteres et omfattende arkiv som 
dokumenterer Currans arbeid, satt sammen og organi-
sert av musikkhistoriker Maxime Guitton.

Fortalt gjennom tre kapitler, tar Baudelaires film i bruk 
Currans musikk for å ”fortelle historier som bilder ikke 
kan om en tid, en ånd og den sykliske etosen forbundet 
med endring.” To tilsynelatende usammenhengende 
historier fortelles gjennom filmen, hvorav begge foregår 
i Roma, og hver for seg leder frem mot epokegjørende 
øyeblikk i 1978. Den første historien tar for seg den 
radikale politiske avantgarden, og involverer De røde 
brigaders kidnapping av den tidligere italienske statsmi-
nisteren Aldo Moro, satt opp mot en samtidig sidehisto-
rie om blomsterselgeren Spiriticchio. Den andre 
historien begynner på midten av 60-tallet, og er foran-
kret i samtidsmusikkscenen, der et ønske om gjennom-
gripende endring  innen kunsten speiler bredere 
politiske tendenser. Radikale visjoner ble motivert av et 
behov for å finne opp nye former fra en tabula rasa; en 
holdning som også var forankret i en form for omvelt-
ning og avvik fra det kjente, som også ville nå et høyde-
punkt i 1978.

I 1964 reiste Alvin Curran, den gang en ung mann fra 
Providence, Rhode Island, til Roma nærmest på slump. 
De hektiske lydene og kaoset som møtte ham der 
beveget ham i så stor grad at han aldri ville forlate byen. 
Dermed ble Roma laboratoriet for hans musikalske 
utforskning i en bemerkelsesverdig innovasjonsperiode 
igangsatt av et møte som fant sted kort tid etter hans 
ankomst i byen: Franco Evangelisti, en eldre italiensk 
kollega, sa til den aspirerende komponisten: ”Visste du 
ikke, Alvin, at det ikke finnes mer musikk igjen å skrive?”. 
Curran tolket dette i den mest bokstavelige forstand, og 

forkastet alt han hadde lært frem til dette tidspunktet i 
sin søken etter estetiske løsninger på problemet. En av 
disse skulle bli å tolke de naturlige lydene rundt seg som 
musikk: Vann som strømmet fra Romas tallrike fontener, 
eller skrikende dialog mellom fanger og deres familier 
som klinget i natten over Trastevere-fengselet.

Ved siden av feltopptak av miljølyder, utforsket Curran 
mulighetsrommet for gruppeimprovisasjon gjennom 
forestillinger hvor han aktiviserte publikum. Her ble 
vanlige gjenstander – et stykke glass, en blikkboks, skjell 
osv. – tatt i bruk som instrumenter, og lydene som kom 
fra dem ble forsterket og forvrengt av svært tidlige 
synthesizere. Sammen med de to andre amerikanske 
expatsene Richard Teitelbaum og Frederic Rzewski, 
grunnla Curran i 1966 Musica Elettronica Viva (MEV). I 
løpet av de påfølgende årene var ensemblet vertskap 
for hundrevis av nattelange økter i en garasje i Trasteve-
re. Deres mål var radikalt: Å løse opp forfatterskikkelsen 
i kollektivet, å bryte ned barrierene som skiller komposi-
sjon og improvisasjon, akustiske og elektroniske instru-
menter samt forsterkede objekter, og å sprenge det 
”borgerlige” fundamentet til vestlig musikk.

I sitt arbeid undersøker Eric Baudelaire prosesser som 
former betingelsene for dagens virkelighet, og kombine-
rer tradisjoner fra dokumentar, eksperimentell og fiktiv 
filmproduksjon. Med bakgrunn som samfunnsviter, har 
Baudelaires gjennom sine filmer de siste femten årene 
utforsket historiske tilbakeslag og usynlige mekanismer 
knyttet til makt og kunstnerisk skapelse. Ved å velge 
emner som motsetter seg konsensus foretar Baudelaire 
ofte farlige filmreiser uten forutinntatte konklusjoner 
eller planlagte resultater. I 2014 presenterte Bergen 
Kunsthall Baudelaires separatutstilling «The Secession 
Sessions», som blant annet inkluderte filmen Lost Letters 
to Max.

Arkivet som akkompagnerer Baudelaires film i utstillin-
gen dokumenterer Alvin Currans rike karriere gjennom 
et stort antall historiske dokumenter. Her vises hans 
arbeid fra perioden både før og sammen med MEV, så 
vel som samarbeids- og soloprosjekter fra 1970-tallet og 
fremover.

Sal 5
Emilija Škarnulytė (f. 1987) viser en ny installasjon bygget 
opp omkring filmopptak laget i samarbeid med musike-
ren Abshalom Ben Shlomo (f.1941). Den omsluttende 
installasjonen er en poetisk meditasjon over den livslan-
ge reisen til en manns uendelige søken etter å komme 
hjem. Vi følger Abshalom Ben Shlomo gjennom en dag i 
hans hjem i Negev-ørkenen i Israel, samtidig som vi blir 
med på hans reise gjennom kosmos som både afrikansk-
amerikansk flyktning, legendarisk jazzmusiker og åndelig 
søker.

Abshalom Ben Shlomo ble født under krigen som Virgil 
Pumphrey, i et svart arbeiderklassenabolag i Englewood 
i Chicago. Et møte med Sun Ra i 1961, da han var en ung 

mann, endret livet hans. Å se en svart mann spille et 
elektrisk piano var en elektrisk begivenhet i sekstitallets 
Chicago, og energien fra musikken trollbandt den unge 
Virgil. Syv år etter det første møtet på en klubb, treffer 
Ben Shlomo bandlederen og komponisten Sun Ra igjen. 
Han flytter til New York og får muligheten til å prøvespil-
le for Ra’s Arkestra. I årene som fulgte, reiste han verden 
rundt med gruppen. Senere, da han fant religiøs oppvåk-
ning gjennom læren til de svarte hebraiske israelittene 
(en synkretisk jødisk-kristen religion som har ideen om 
afrikansk-amerikansk frigjøring sentralt i sin tro), sluttet 
Ben Shlomo seg til samfunnet deres og emigrerte til 
Midtøsten.



I Škarnulytės video møter vi Abshalom Ben Shlomo som 
en eldre mann i sitt hjem i Negev-ørkenen. Mens vi 
følger ham gjennom dagen, får vi vite om hans opprin-
nelse, de mange retningene livet hans, har tatt gjennom 
historien, og hvordan han ankommer Israel, stadig på 
søken etter å finne tilbake til kosmos og et hjem som vil 
gi fred for hans vandringer. Škarnulytės installasjon 
kombinerer landskapsbilder fra ørkenen, intervjuer med 
Ben Shlomo, samt musikken hans i en sakte, rytmisk og 
visuelt kontemplativ fortelling – vist i rommet på en stor 

projeksjon og opptak på mindre TV-skjermer. Installasjo-
nen har også arkitektoniske elementer, som et reflekte-
rende tak, spesialdesignede sitteplasser og gylne 
gardiner.

Emilija Škarnulytė er en litauisk billedkunstner og 
filmskaper basert i Tromsø i Norge. Hun beveger seg 
mellom det fiktive og det dokumentariske, og hun 
arbeider først og fremst med dyp tid, fra det kosmiske 
og geologiske til det økologiske og politiske.

Bokbutikken
DIY & fri musikk
Et utvalg LP-er fra Mats Gustafssons Discaholic 
Archives i Nickelsdorf, Østerrike
Dette utvalget av plater, satt sammen av Mats Gustafs-
son spesielt for «File Under Freedom», fokuserer på 
uavhengige plateselskap og DIY (gjør-det-selv) platepro-
duksjon. Siden slutten av 1950-tallet har små uavhengige 
plateselskap vært helt avgjørende for den til enhver tid 
gjeldende radikale musikken.

Historisk sett har jazzalbum blitt gitt ut av både større 
og mindre plateselskaper. De mest populære artistene 
har blitt støttet av de store selskapene, mens andre har 
blitt hjulpet frem av de små og uavhengige. Likevel har 
det alltid vært en parallell historie med DIY innenfor 
jazzhistorien. En banebrytende endring skjedde på 
1950-tallet da enkelte artister bestemte seg for å gi ut 
plater på egenhånd. Charlie Mingus og Max Roach 
startet Debut Records (1952-57) som det aller første 
plateselskapet drevet av musikere selv. Flere andre 
fulgte snart etter, og en helt egen historie med mindre 
plateselskaper innen jazz og frijazz utviklet seg gjennom 
60- og 70-tallet. Sun Ra og forretningspartneren hans, 
Alton Abraham, startet Saturn Records/ El Saturn 
Records i 1957 og ga ut et mylder av album, poesibøker 
og hefter gjennom de påfølgende årene.

Et av de viktigste plateselskapene når det gjelder 
kreativ jazz og frijazz, er ESP Records. Siden det ble 
grunnlagt av Bernard Stollman i 1963, har ESP gitt ut en 
rekke store artister innenfor radikal frijazz, som Albert 
Ayler, Sun Ra, Milford Graves, Charles Tyler og Frank 
Wright. Plateselskapet lovet at «artistene alene bestem-
mer hva du hører på deres ESP-Disk», og la med dette 
vekt på kunstnerisk uavhengighet og autonomi. ESPs 
diskografi fremstår som både et mareritt og en våt drøm 
for enhver samler, med en forvirrende blanding varianter 
av hver utgivelse. LP’ene som ble laget på 1960-tallet 
kunne dukke opp i varianter av farget vinyl, og med 
forskjellige omslag og trykketeknikker. Albert Aylers 
”Bells” er et av de vakreste eksemplene, hvor et bredt 
utvalg av silketrykk ble brukt på både vinylplatene og 
omslagene. Inkludert i dette utvalget av Bells-LP-er er 
en svært sjelden håndmalt versjon av et prøvetrykk, 
samt en versjon der silketrykket er utført på metallfolie.

På 1960- og 70-tallet ble en rekke artistdrevne platesel-
skaper grunnlagt. Utvalget som presenteres her, omfat-
ter Cosmic Records, CJR records, Dogtown Records, 
BFNAT, Intex Records, Im-Hotep, QC Records, Abdullah 
Sami Records og CSP. Alle disse er DIY-selskaper som gir 
ut amerikansk frijazz. Saturn Records er representert 
med en rekke utgivelser, inkludert håndmalte, hånd-

skrevne og collagebaserte plateomslag. Disse inkluderer 
to svært sjeldne eksempler på såkalte ”dusjgardinom-
slag”, der et gjennomsiktig «dusjforheng» ble lagt 
utenpå ulike collager eller/og bilder, laget av Sun Ra selv.

I Europa eksploderte aktiviteten rundt plateselskapene 
mot slutten av 60-tallet, da artister som Peter Brötz-
mann (BRÖ og FMP), Misha Mengelberg og Han Bennink 
(ICP), samt Derek Bailey, Evan Parker og Tony Oxley 
(Incus Records), startet sine egne selskaper. Blant disse 
finnes det to eksempler på håndlagde omslag der unike 
kunstverk ble påført platecoverne av artistene selv. 
Platen New Acoustic Swing Duo (ICP 001) kom i omslag 
laget av trommeslageren Han Bennink, alle med origina-
le collager, tegninger, trykk og andre teknikker. Denne 
første utgaven ble laget i 200 - 300 eksemplarer, og 
presenteres i utstillingen ved 10 av dem. Andre artister, 
som Peter Kowald Quintet (FMP 0070), hadde også 
unike håndlagde collager på hvert enkelt omslag. Det 
samlede utvalget som er inkludert her, viser en rekke 
europeiske plateselskaper som BRÖ Records, Nondo, 
Calig, Moers, SAJ og O records.
 
Sun Ra litografiske trykkeplater
Disiplin 27-II, 1972
Denne delen av utstillingen omfatter også to eksempler 
på litografiske trykkeplater, brukt av Sun Ra og El Saturn 
Records i produksjonen av LP’en Discipline 27-II fra 1972. 
Vinylemballasje ga Ra et både anvendelig og uortodokst 
redskap til å spre sin visuelle kunst og poesi. Disse 
trykkeplatene avslører hvordan seksjoner på hvert 
plateomslag kan endres med nye tekster og forskjellige 
farger gjennom flere påfølgende pressinger. Mange av 
Saturn-utgivelsene har dikt som del av designet, og de 
flyter gjerne fritt og uten videre forklaring på baksiden 
av coverne.

Elena Wolay / Jazz Är Farligt
Musikkjournalist, foredragsholder, bookingagent for 
Trees, grass and stones og Lydia Lunch, kurator for 
konserter og utstillinger; Elena Wolay holder seg mer 
enn aktiv innenfor musikksfæren. Gjennom plattformen 
Jazz Är Farligt, som hun har drevet siden 2011, er hun 
blitt beskrevet som en av de viktigste drivkreftene bak 
Sveriges alternative musikkscene. Jazz är farligt startet 
som et live sceneprosjekt, men utviklet seg raskt til å bli 
både en fanzine og musikkfestival, plateselskap og ikke 
minst, en teatergruppe for barn der jazzmusikk som Sun 
Ra Arkestra ble presentert. 

Fanzinen Jazz är farligt startet da Elena Wolay ble syk og 
ønsket å opprettholde kontakten hun hadde hatt med 
publikum på sine ukentlige livearrangementer. Fanzinen 



inneholder typiske dagboknotater, serier, anmeldelser, 
intervjuer, kronikker osv. Til hvert nummer samarbeider 
Wolay med kunstneren Jockum Nordström, som lager 
coveret. Den åttende utgaven av Jazz er farligt er laget 
spesielt for «File Under Freedom», og ser nærmere på 
sjangeren liner notes slik de brukes på plateomslag.  
Fanzinen inneholder både nye og utvalgte tekster, satt 
sammen som liner notes til selve utstillingen. Tekster av 
Elena Wolay, Magnus Nygren med Andrew Lampert, 
Isak Hedtjärn og Mats Gustafsson.
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Sal IBSal IB

1	 Vitrine 

2	 Vitrine  

3	 Moki Cherry
	 Movement Incorporated 

konsertplakat fra Kunsthal 
Charlottenborg, Copenhagen, 
Danmark, 1967

	 Plakat
	 29,7 x 21 cm
	 Med tillatelse fra The Estate of 

Moki Cherry

	 Moki Cherry
	 ‘Here and Now’ for Movement 

Incorporated konserplakat, ABF 
Huset, Stockholm, Sverige, 1967

	 Blekk på overføringspapir
	 30 x 20,3 cm
	 Med tillatelse The Estate of 

Moki Cherry

	 Moki Cherry
	 Design til Movement Incor-

porated-plakat, ABF Huset, 
Stockholm, Sverige, 1967

	 Blekk på overføringspapir
	 30 x 20,3 cm
	 Med tillatelse The Estate of 

Moki Cherry

	 Moki Cherry 
	 Galleri 1, 1973 
	 Plakat 
	 29,7 x 42 cm
	 Med tillatelse The Estate of 

Moki Cherry

4	 Moki Cherry
	 Don Cherry’s Top, 1969
	 Tekstilapplikasjon på genser
	 Approx 70 x 60 cm
	 Med tillatelse fra The Estate of 

Moki Cherry

5	 Moki Cherry
	 Ukjent tittel ca 1970
	 Akryl på treplate
	 38,1 x 28,9 cm
	 Med tillatelse fra The Estate of 

Moki Cherry

6	 Moki Cherry
	 Organic Theatre or The Living 

Temple, 1972
	 Akryl på kartong
	 19,7 x 28 cm
	 Med tillatelse fra The Estate of 

Moki Cherry

7	 Moki Cherry
	 Communicate, How?, 1970
	 Akryl på treplate
	 25,4 x 20,3 cm

8	 Moki Cherry
	 Ukjent tittel (Svane), ca 1974
	 Tekstilapplikasjon
	 208 x 113 cm
	 Med tillatelse fra The Estate of 

Moki Cherry

9	 Moki Cherry
	 Kali, 1973
	 Tekstilapplikasjon
	 203,8 x 105,4 cm
	 Med tillatelse fra The Estate of 

Moki Cherry

10	 Moki Cherry
	 Organic Music (Don Cherry, 

Nana Vasconcelos, Moki, G. 
Pramaggiore), 1975

	 Tekstilapplikasjon
	 102,2 x 69,2 cm
	 Unika
	 Med tillatelse fra The Estate of 

Moki Cherry

11	 Moki Cherry
	 Chenrezig, 1974
	 Tekstilapplikasjon
	 295,5 x 375 cm
	 Med tillatelse fra The Estate of 

Moki Cherry

12	 New York Total Music på Molde-
jazz, 1968

	 14 min 
	 Konsertinnspilling fra Moldejazz 

i 1968, med Don Cherrys gruppe 
New York Total Music. Med Karl 
Berger, Kent Carter og Jacques 
Thollot. 

	 Regi: Svein Erik Børja 
	 Utlånt av NRK og artistene/ 

representantene 

13	 Jazz-møte, 1975 
	 12 min 
	 Utdrag fra et TV-program, spilt 

inn på Kongsberg Jazzfestival i 
1975. Med opptredener av Don 
Cherry med Moki Cherry, Arild 
Andersen, Billy Higgins og Frank 
Lowe – samt intervjuer med Don 
Cherry og Billy Higgins. 

	 Regi: Jan Horne 
	 Utlånt av NRK og artistene/ 

representantene 

14	 Moki Cherry
	 Ukjent tittel (Fabric Sculpture 

from Utopias & Visions), 1971
	 Skulptur av silkestoff
	 203,2 x 376,2 cm
	 Med tillatelse fra The Estate of 

Moki Cherry

15	 Sidsel Paaske
	 Blått Brev (skisse), 1979
	 Papir
	 74,5 x 400 cm 
	 Privat eie: Carl Størmer

16	 Sidsel Paaske
	 Ukjent tittel, 1965
	 Papir
	 21 x 28 cm 
	 Privat eie: Carl Størmer

17	 Sidsel Paaske
	 Blått Brev (skisse), 1979
	 Papir
	 75 x 120 cm
	 Privat eie: Carl Størmer

18	 Sidsel Paaske
	 Ukjent tittel – 179, 1980
	 Vannfarger, blekk, pastell og 

stempel på papir
	 50 x 65 cm
	 Privat eie: Carl Størmer

19	 Sidsel Paaske
	 Fra det indre arkiv IV, 1977
	 Papir
	 50 x 65 cm 
	 Privat eie: Carl Størmer

20	 Sidsel Paaske
	 På reise, 1966
	 Papir/ collage
	 15 x 17,5 cm 
	 Privat eie: Carl Størmer

21	 Sidsel Paaske
	 Kryss for det, 1966
	 Maleri, akryl på lerret
	 46 x 40 cm
	 Privat eie: Carl Størmer

22	 Sidsel Paaske
	 Da N kom til byen, 1966
	 Maleri, akryl på lerret
	 92 x 80
	 Privat eie: Carl Størmer

23	 Sidsel Paaske
	 Etter sneen, 1970
	 Maleri, akryl på lerret
	 48 x 63 cm 
	 Privat eie: Carl Størmer

24	 Sidsel Paaske
	 Bue: Lydbilder, 1979 
	 14 min 
	 TV-program sendt av NRK i 

1979. Laget sammen med re-
gissør Jan Horne og med musikk 
av Jan Garbareks gruppe. 
Gjennom en billedserie utfoldes 
filmdokumentasjon av Paaskes 
kunstneriske univers via en 
ordløs fortelling i samspill med 
Garbareks musikk. 

	 Regi: Jan Horne 
	 Utlånt av NRK og artistene/ 

representantene 

25	 Lydopptak

26	 Hoppsjazz, 1972 
	 34 min 
	 Denne filmen, produsert for 

NRK av regissør Jan Horne, 
dokumenterer en togtur fra Oslo 
til Voss i 1972, med musikerne 
Arild Andersen, Jan Garbarek, 
Calle Neumann og Jimmy 
Hopps i samtale om musikk som 
kommunikasjon mellom kulturer, 
og forutsetninger for å spille. 
Filmen avsluttes med en opptre-
den av gruppa på Voss gymnas. 

 	 Regi: Jan Horne 
	 Utlånt av NRK og artistene/ 

representantene 

27	 Bird Notes / Bengt Nordström 
	
	 Albert Ayler
	 Something Different!!!!!!, 1962 
	 Bird Notes BNLP 1 (SWE) 
	 Original mock-up, håndmalt 

versjon med alternative foto, 
håndskrift. 

	 Don Cherry & Bengt Nordström 
	 Psycology, 1963
	 Bird Notes BNLP 3 (SWE) 
	 Original tegning, håndskrift 

	 Bengt Nordström
	 Natural Music, 1968
	 Bird Notes BNLP 8A/8C (SWE) 
	 Offsettrykk 
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Sal IA

1	 Vitrine

2	 Milford Graves
	 Untitled drawing, 2020
	 52 x 43 x 7,6 cm
	 Med tillatelse fra The Estate of 

Milford Graves

3	 Milford Graves
	 Untitled drawing, 2020
	 52 x 43 x 7,6 cm
	 Med tillatelse fra The Estate of 

Milford Graves

4	 Milford Graves 
	 William Parker TonoRhythmol-

ogy (heart Sonification in 
LabVIEW), c. 2016

	 Digitalt lydopptak, 4 min 
	 Elektronisk lyd, basert på et 

opptak av musikeren William 
Parkers hjerteslag 

5 	 Milford Graves
	 LabVIEW chart, 2004
	 Papircollage
	 165 x 111,8 cm 
	 Med tillatelse fra The Estate of 

Milford Graves

6	 Milford Graves
	 Movements in the Snow, 1990 
	 Video, farge
	 10 min
	 Med tillatelse fra the Estate of 

Milford Graves

7	 Milford Graves
	 Tabla, c. 1985-88
	 Enkanals video, farge, lyd
	 1 time, 19 min
	 Med tillatelse fra the Estate of 

Milford Graves 

8	 Milford Graves
	 Collage of Healing Herbs and 

Bodily Systems, 1994
	 Blandede materialer, collage
	 52 x 43 x 7,6 cm
	 Med tillatelse fra The Estate of 

Milford Graves

9	 Milford Graves
	 Untitled drawing, 2020
	 59,7 x 44,5 cm
	 Med tillatelse fra The Estate of 

Milford Graves

10	 Milford Graves
	 Poster for Sight and Sound, 1969 
	 Plakat. 57 x 34 cm
	 Med tillatelse fra The Estate of 

Milford Graves 

11	 Vitrine

12	 Milford Graves og Min Tanaka 
Bennington Duo, 1993 

	 Enkanalsvideo, farge, lyd
	 57 min 
	 Med tillatelse fra the Estate of 

Milford Graves 

	 Milford Graves og Min Tanaka 
Art Camp 2 Duo, 1988 

	 Enkanalsvideo, farge, lyd
	 36 min 
	 Med tillatelse fra the Estate of 

Milford Graves 

13	 Vitrine

14	 Vitrine

15	 Vitrine

16	 Milford Graves Quartet
	 (Hugh Glover, Arthur Williams, 

and Joe Rigby)
	 Konsert ved the Jazz Mid-

delheim Festival, Antwerp, 
Belgium, August 15, 1973

	 Sorthvit video
	 22 min
	 Med tillatelse fra the Estate of 

Milford Graves 

	 Milford Graves 
	 International Film Festival Rotter-

dam konsert, Nederland, 2018
	 Digital video, farge, lyd 
	 25 min
	 Med tillatelse fra Jef Mertens 

Taping Policies 

	 Milford Graves og Min Tanaka 
Bennington Duo, 1993

	 Enkanalsvideo, farge, lyd
	 57 min 
	 Med tillatelse fra the Estate of 

Milford Graves 

	 Milford Graves og Min Tanaka 
Art Camp 2 Duo, 1988 

	 Enkanalsvideo, farge, lyd
	 36 min 
	 Med tillatelse fra the Estate of 

Milford Graves 

17	 Vitrine

18	 Milford Graves
	 Untitled drawing, 2020
	 Blekk, Sharpie-tusj, akrylmaling, 

collageelementer på papir
	 77 x 63,5 x 2 cm
	 Med tillatelse fra The Estate of 

Milford Graves

19	 Milford Graves
	 Untitled drawing, 2020
	 Blekk, Sharpie-tusj, akrylmaling, 

collageelementer på papir
	 77 x 63,5 x 2 cm
	 Med tillatelse fra The Estate of 

Milford Graves

20	 Milford Graves
	 Untitled drawing, 2020
	 Blekk, Sharpie-tusj, akrylmaling, 

collageelementer på papir
	 77 x 63,5 x 2 cm
	 Med tillatelse fra The Estate of 

Milford Graves

21	 Marshall Trammell
	 Eleven Postures, 2021 
	 Installasjon med 11 fotografier 

og to videoer. 
	 1 time, 6 min 
	 11 Postures ble bestilt av 

Borealis – en festival for eks-
perimentell musikk i 2021, som 
del av gjestekunstner Marshall 
Trammell sitt prosjekt “Warrior 
Ethos / Warrior Ecologies”. 

	 Med tillatelse fra kunstneren. 

22	 Milford Graves
	 Hand-painted drums, c. 1970s
	 Tre og metall, trommer, tau, 

akryl, maling
	 Variable dimensjoner
	 Med tillatelse fra The Estate of 

Milford Graves

23	 Milford Graves
	 Earth Resonance, 2020
	 Tonegenerator, transduser, malt 

gong
	 66,5 cm
	 Med tillatelse fra The Estate of 

Milford Graves
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1	 Ming Smith 
	 Sun Ra Space I (New York), 1978
	 Archival pigment print
	 102 x 152,5 cm 
	 Opplag på 5 + 1 AP (#1/5)
	 Med tillatelse fra kunstneren og 

Nicola Vassell Gallery

2	 Ming Smith 
	 Sun Ra Space II (New York), 1978
	 Archival pigment print
	 102 x 152,5 cm 
	 Opplag på 5 + 1 AP (#3/5)
	 Med tillatelse fra kunstneren og 

Nicola Vassell Gallery

3	 Douglas R. Ewart
	 Truth is Power, The Tongue is 

Mightier Than The Sword, 2019
	 9-sidet (nonagon eller ennea-

gon) regnstav 	
	 247 x 18 x 30,5 cm
	 Fra samlingen til Douglas R. 

Ewart

4	 Douglas R. Ewart
	 Eric Dolphy Sonic Dread, 2017
	 Gammel bassklarinett i tre, 

bambusrøtter, jordstengler, 
Ostrich egg, tekstiler, knapper, 
klarinettrør, koraller, steiner, 
perler, trelim, nylonsnor, skruer, 
pyrografi

	 148 x 38 x 30,5 cm
	 Fra samlingen til Douglas R. 

Ewart

5	 Douglas R. Ewart
	 Fire Waltz, 2010
	 Akrylmaling på papir
	 46 x 58,5 cm
	 From the collection of Douglas 

R. Ewart

6	 Douglas R. Ewart
	 George Floyd Bundt Staff, 2020
	 Bundt Pans (kakeformer), val-

nøttstav, brent ved, kryssfiner, 
lær, nylonsnor, gummi, tuppp av 
gummistokk, sement, koraller, 
perler, skruer

	 183 x 28 x 28 cm
	 Fra samlingen til Douglas R. 

Ewart

 

7	 Roscoe Mitchell
	 Drum Rise, 1967 
	 Olje på lerret
	 105 x 122 cm
	 Med tillatelse fra Roscoe 
	 Mitcell, USA

8 	 Roscoe Mitchell
	 The Third Decade, 1970 
	 Olje på lerret, tekstil, tre og 

frynser
	 100 x 81 cm 
	 Med tillatelse fra Roscoe 
	 Mitchell, USA

9	 Roscoe Mitchell
	 Inner Worlds, 2020
	 Akryl på lerret
	 40,5 x 50 cm 
	 Med tillatelse fra Chuck Nessa

10	 Roscoe Mitchell
	 Panoply, 1966 
	 Olje på lerret
	 60 x 76 cm
	 Med tillatelse fra Roscoe 
	 Mitchell, USA

11	 Roscoe Mitchell
	 Two Musicians and a Bird, 2020 
	 Akryl på lerret
	 30,5 x 30,5 cm 
	 Med tillatelse fra Roscoe 
	 Mitchell, USA

12	 Sun Ra
	 The Immeasurable Equation 

(Signature Sheet), 1972
	 Aluminium offset trykkeplate
	 91,5 x 68 cm
	 Fra Collection of John Corbett 

and Terri Kapsalis

13	 Sun Ra
	 The Immeasurable Equation 

(Signature Sheet), 1972
	 Aluminium offset trykkeplate
	 91,5 x 68 cm
	 Fra Collection of John Corbett 

and Terri Kapsalis

14	 Cauleen Smith
	 Space Is The Place – A March 

For Sun Ra, 2011
	 Høyoppløselig video
	 Edisjon 3 av 5 + 1 AP
	 10:56 min. 
	 Contemporary Art Discretionary 

Fund

15	 En fragmentarisk samling av 
kilder og referanser 

	 Privat samling 
	 Vennligst ikke ta noen av gjen-

standene ut av galleriet
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Sal III, Sal IV

1	 Lisa Alvarado
	 Thalweg (Traditional Object), 

2020
	 Akryl, tekstil, tre
	 187.96 × 223.52 cm
	 Med tillatelse fra kunstneren, 

Bridget Donahue, NYC og The 
Modern Institute / Toby Webster 
LTD, Glasgow 

2	 Mats Gustafsson
	 Hidros oT, 2019
	 Grafisk partitur, 13 x A3-papirark
	 Inneholder en serie malerier av 

Mathias Pöschl
	 Med tillatelse fra Mats Gus-

tafsson Discaholic Archives, 
Nickelsdorf, Austria 

3	 Olle Bonnier
	 Plingeling, 1949
	 Grafisk partitur/ trykk
	 290 x 29 cm
	 Med tillatelse fra Mats Gus-

tafsson Discaholic Archives, 
Nickelsdorf, Austria 

4	 Olle Bonnier
	 Score for invisible sound, 1984
	 Grafisk trykk
	 48 x 46 cm
	 Med tillatelse fra Mats Gus-

tafsson Discaholic Archives, 
Nickelsdorf, Austria 

5	 Thaddeus Mosley
	 Misterioso - T. Sphere Monk, 

2008
	 Locusttre
	 198 x 71 x 61 cm	
	 Med tillatelse fra kunstneren og 

Karma, NY

6	 Alvin Curran-arkiv

7	 Alvin Curran-arkiv

8	 Matana Roberts
	 untitled 1, 2018
	 Blandede materialer
	 31,8 x 15,2 cm
	 Med tillatelse fra kunstneren og 

Fridman Gallery

9	 Matana Roberts 
	 stirl bates 1950, 2018
	 Blandede materialer og lyd
	 31,8 x 29,2 cm
	 Med tillatelse fra kunstneren og 

Fridman Gallery 

10	 Matana Roberts 
	 Muse, 2018
	 Blandede materialer og lyd 
	 48,2 x 39,4 cm
	 Med tillatelse fra kunstneren og 

Fridman Gallery 

11	 Matana Roberts 
	 Freed, 2018
	 Blandede materialer og lyd
	 30,5 x 61 cm
	 Med tillatelse fra kunstneren og 

Fridman Gallery 

12	 Matana Roberts
	 Sighting, 2018
	 Blandede materialer og lyd 
	 31,8 x 31,8 cm
	 Med tillatelse fra kunstneren og 

Fridman Gallery 

13	 Matana Roberts 
	 shoo fly, 2018
	 Blandede materialer 
	 20,3 x 29,2 cm
	 Med tillatelse fra kunstneren og 

Fridman Gallery 

14	 Zak Prekop
	 Negative Cereus, 2021
	 Olje på musselin
	 121.92 x 101.60 cm
	 Med tillatelse fra kunstneren og 

Maxwell Graham/Essex Street, 
New York

15	 Zak Prekop
	 Outside Recording, 2018
	 Olje på lerret
	 66.04 x 55.88 cm
	 Med tillatelse fra kunstneren og 

Maxwell Graham/Essex Street, 
New York

16	 Zak Prekop
	 Blue, 2018
	 Olje på musselin
	 63.50 x 63.50 cm
	 Med tillatelse fra kunstneren og 

Maxwell Graham/Essex Street, 
New York

17	 Zak Prekop
	 For Hennies, 2020
	 Olje på musselin
	 71.12 x 55.88 cm
	 Med tillatelse fra kunstneren og 

Maxwell Graham/Essex Street, 
New York

18	 Peter Brötzmann
	 Sound Cloud, 1970s
	 Metall- og treassemblage
	 25,4 x 33 x 7,6 cm
	 Med tillatelse fra kunstneren og 

Corbett vs. Dempsey, Chicago

	 Peter Brötzmann
	 Untitled (cloud), 2013
	 Malt bokskonstruksjon med 

metall og formet og malt tre
	 25,4 x 35,5 x 8 cm
	 Med tillatelse fra kunstneren og 

Corbett vs. Dempsey, Chicago

	 Peter Brötzmann
	 Untitled (cloud), 2013
	 Bokskonstruksjon av formet tre 

og formet og malt metall
	 31,8 x 35,5 x 10 cm
	 Med tillatelse fra kunstneren og 

Corbett vs. Dempsey, Chicago

19	 Thaddeus Mosley
	 Rhizogenic Rhythms, 2005
	 Valnøtt og kirsebærtre
	 213 x 91 x 76 cm
	 Med tillatelse fra kunstneren og 

Karma, NY

20	 Thaddeus Mosley
	 Floating World, 2010
	 Valnøttre
	 165 x 107 x 43 cm
	 Med tillatelse fra kunstneren og 

Karma, NY

21	 Lisa Alvarado
	 Thalweg (Traditional Object), 

2020
	 Akryl, tekstil, tre
	 218.44 × 213.36 cm
	 Med tillatelse fra kunstneren, 

Bridget Donahue, NYC og The 
Modern Institute / Toby Webster 
LTD, Glasgow 

22	 Svein Finnerud
	 Ukjent tittel, udatert
	 Grafisk trykk
	 41 x 37 cm
	 Privat eie

23	 Svein Finnerud
	 Ukjent tittel, udatert
	 Grafisk trykk
	 75 x 56 cm
	 Privat eie

24	 Svein Finnerud
	 Ukjent tittel, udatert
	 Grafisk trykk
	 75 x 56 cm
	 Privat eie

25	 Svein Finnerud
	 Ukjent tittel, udatert
	 Grafisk trykk
	 75 x 56 cm
	 Privat eie

26	 Svein Finnerud
	 Brev til John Cage I, 1971
	 Grafisk trykk
	 75 x 56 cm
	 Privat eie

27 	 Eric Baudelaire 
When There Is No More Music 
to Write, and other Roman 
Stories, 2022

	 Video, 56 min
	 Visninger hver time på timen

1010

2525
2626

2424
2323

2020
2121

2222

1818

1212
1717

1616

1919

1515141413131111

77



1

Sal VSal V

Bokhandel

1	 Et utvalg LP-er fra Mats Gus-
tafssons Discaholic Archives i 
Nickelsdorf, Østerrike 

	 Dette utvalget med plater, satt 
sammen av Mats Gustafsson sp-
esielt for “File Under Freedom”, 
fokuserer på uavhengige plate-
selskap og DIY plateproduksjon. 
Siden slutten av 1950-tallet har 
små, uavhengige labeler vært 
avgjørende i sin promotering av 
samtidens radikale musikk. 

	 Vitrine 1 – Albert Ayler 

	 Vitrine 2 - Sun Ra 

	 Vitrine 3 - USA DIY Free Jazz 

2	 Sun Ra
	 Discipline 27-II, 1972 
	 Aluminium offset trykkeplate 
	 68 x 91,5 cm
	 Fra Collection of John Corbett 

and Terri Kapsalis 

	 Sun Ra
	 Discipline 27-II, 1972 
	 Aluminium offset trykkeplate 
	 68 x 91,5 cm
	 Fra Collection of John Corbett 

and Terri Kapsalis 

3	 Et utvalg LP-er fra Mats Gus-
tafssons Discaholic Archives i 
Nickelsdorf, Østerrike 

	 Dette utvalget med plater, satt 
sammen av Mats Gustafsson sp-
esielt for “File Under Freedom”, 
fokuserer på uavhengige plate-
selskap og DIY plateproduksjon. 
Siden slutten av 1950-tallet har 
små, uavhengige labeler vært 
avgjørende i sin promotering av 
samtidens radikale musikk. 

	 Vegg-gruppering 1 – ICP 001 
Han Bennink/ Willem Breuker 

	 New Acoustic Swing duo, 1967 
	 10 variasjoner med original, unik 

design. 
	 Tegning, stempler og collage av 

Han Bennink 

	 Vegg-gruppering 2 – FMP 0070 
	 Peter Kowald Quintet
	 Peter Kowald Quintet, 1973 

FMP 0070 (GER) 
	 10 variasjoner med silketrykket 

omslag, hvert med unike pålimte 
collage-elementer 

	 Vegg-gruppering 3 – Europeisk 
DIY Frijazz 

4	 Elena Wolay
	 Jazz Är Farligt no. 8, 2022 

	 En ny utgave av fanzinen Jazz 
Är Farligt, med nye og utvalgte 
tekster; som «liner notes» til ut-
stillingen «File Under Freedom». 
Med tekster av Elena Wolay, 
Magnus Nygren med Andrew 
Lampert, Isak Hedtjärn og Mats 
Gustafsson. 

	 Kunst av Jockum Nordström. 
Design av Valentin Nordström. 

5	 Emilija Škarnulytė
	 Abshalom the Prophet, 2022
	 Installasjon med HD-videopro-

jeksjon, monitorer og arkitekton-
iske elementer

	 14 min 

	 I Emilija Škarnulytės nye verk 
følger vi Abshalom Ben Shlomo 
gjennom en dag i Negev-ørke-
nen i Israel, samtidig som vi rei-
ser med ham gjennom kosmos, 
som en afrikanskamerikansk 
flyktning, legendarisk jazzmusik-
er og åndelig søker.
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Arrangementer 
Omvisninger
For barnefamilier hver søndag 13:00
Hver søndag14:00

Exotic Sin (Naima Karlsson & 
Kenichi Iwasa)
Fre 4. feb 21:00
Konsert

Alvin Curran
Lør 5. feb 21:00 
Solo performance

Plattform
Alvin Curran: Before the 
Driverless Car 
There Was Improvisation
Søn 6. feb 15:00 
Foredrag 

Milford Graves: Full Mantis
Tir 15. feb 18:00
Sted: Cinemateket i Bergen
Filmvisning i samarbeid med 
Cinemateket i Bergen

Poetics of Permutation: 
Short films on improvisation
Ons 23. feb 18:00
Sted: Cinemateket i Bergen
Filmvisning i samarbeid med 
Cinemateket i Bergen

Utmark: 
Sofia Jernberg
Kjetil Møster
Fre 25. feb 21:00
Konsert

Roscoe Mitchell at Borealis – a 
festival for 
experimental music
16.3.–20.3 2022
Som en del av File Under Freedom 
samarbeider Bergen Kunsthall med 
Borealis om å presentere den 
internasjonalt anerkjente 
komponisten og innovatøren 
Roscoe Mitchell, med live konsert 
samt to verker fremført av BIT20 
Ensemble String Quartet og 
Sjøforsvarets musikkorps: 

Borealis åpningskveld 
Ons 16. mar 19.00
Sted: Kulturhuset i Bergen 
Med verk av Roscoe Mitchell 
fremført av BIT20 
Ensemble String Quartet

Sjøforsvarets musikkorps 
Tor 17. mar 19:00
Sted: Universitetsaulaen i Bergen
Konsert med verk av Roscoe 
Mitchell 

Roscoe Mitchell
Fre 18. mar 13:00 
Sted: Bergen Kunsthall Samtale

Roscoe Mitchell solo & duo med 
John McCowen 
Søn 20. mar 20:30
Sted: Bergen Internasjonale 
Kultursenter, Fensal 
Konsert

Mats Gustafsson
Søn 27. mar 16:00 
Konsert

Kurator
Steinar Sekkingstad

Stab
Axel Wieder (Director),
Nora-Swantje Almes 
(Curator Live Programme), 
Torleif Bay (tours),
Åsa Bjørndal (tech), 
Stacy Brafield (communication),
Oda Førde Braanaas (event),  
Tim Ekberg (tech) 
Åsne Eldøy (tours),  
Lars Hallaråker Hellesø-Knutsen  
(tickets), 
Sofia Marie Hamnes (producer) 
Thea Haug (members, bookshop),
Ragna Haugstad (bookshop - on 
leave), 
Sarah Jost (tech), 
Vilja Kjersheim (reception), 
Lene Anette Kolltveit (tickets),
Sunniva Stakkestad Koppernes 
(cleaner),
Mai Lahn-Johannessen (program 
manager), 
Marie Lahn-Johannessen (cleaner),
Øystein Larssen (reception),  
Dillan Marsh (tech), 

Hilde Marie Pedersen  
(head of education), 
Elise B. R. Petersen (tours), 
Martin Midtbø Rokkones (tickets), 
Tuva Mossin (curator assistant),
Dale Rothenberg (tech),
Marthe Serck-Hansen (events),
Jonas Skarmark (technical producer)  
Henrik Skauge (tech.), 
Tale Elida Giancotti Søilen (tickets),
Fergus Tibbs (tech),  
Jonette Vindenes (finance and 
admin.), 
Vegard Vindenes (tech),
Magnus Vedå Wibe (tech),  
Eric Alvin Wangel (gallery manager),   
Stein-Inge Århus (head of comm.) 

Støttespillere
Kulturdepartementet
Bergen kommune
Vestland fylkeskommune
Sparebanken Vest 

Utstillingen er støttet av
Kulturrådet
Fritt Ord
Norske kunstforeninger
La Fondation des Artistes

Samarbeidspartnere
Borealis – en festival for 
eksperimentell musikk 
Cinemateket i Bergen
Bergen Jazzforum
Spike Island
Le CRAC Occitanie

Takk til
Jazzcode / Carl Størmer 
Mark Christman 
Ars Nova Workshop
Estate of Milford Graves
Artists Space 
Naima Karlsson
Estate of Moki Cherry
Mark Christman 
John Corbett 
Corbett vs. Dempsey 
Nasjonalbiblioteket 
Erlend Hegdal 
NRK 
Maxwell Graham / Essex Street
Fridman Gallery 
Bridget Donahue 
Karma 
Experimental Sound Studio 
Nicola Vassell Gallery 
Emil Finnerud 

Maxime Guitton
Björn Thorstensson 
Martin Zimmermann 
Mats Gustafsson, Discaholic 
Archives
Peter Meanwell / Borealis 
Petri Henriksson 
Steinar Kristiansen
Emilie Christensen
Nicolas Horne 
Ragnhild Menes 
Eyvind Olsen Wahlen 
Arne Schanche Andresen 
Arthur Sand 
Arne Johan Johansen 
Jan Garbarek
Arild Andersen
Carl Magnus Neumann
Dieter Roelstraete 
George E. Lewis 
Lawrence Kumpf / Blank Forms 




