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Har	du	noen	gang	tenkt	over	at	en	strandlinje	kan	avtegne	seg	høyt	i	landskapet,	flerfoldige	
meter	over	havoverflata?	Hvordan	det	som	nå	er	byer	og	sentra,	bestående	av	liv	og	
menneskeskapt	infrastruktur,	lenge	før	vår	tidsregning,	var	uberørt	av	menneskehender,	men	
også	dekket	av	hav?	


Etter	hvert	som	isen	trakk	seg	tilbake	har	smeltevann	og	steiner,	i	voldsom	fart,	skurt	over	
fjell	og	berggrunn,	og	etterlatt	dype	mønstre	i	landskapet.	Enkelte	steder	kan	store	
kampesteiner	stå	høyreist,	midt	ute	på	et	jorde,	noen	landskap	er	preget	av	bergarter	med	
dype	furer	og	søkk.	Fjell	kan	ha	kvasse	topper	med	porøse	steinflak	som	truer	med	å	
oppløses	ved	det	minste	vindkast,	mens	svaberg	gjerne	er	finslipt	og	helt	glattpolert.	Ved	
berøring	kjennes	steinoverflaten	her	varm	og	myk.


Tidsspennet	for	slike	endringer,	og	som	vi	ser	spor	av	i	bergartene,	er	nærmest	uendelig.	
Men	landskapet	kan	like	gjerne	endre	seg	brått.	Uten	forvarsel	griper	naturkrefter	inn,	hvor	
vann,	stein	og	jordmasser	raser	ukontrollert	nedover	fjellsider.	Eller	leire	kollapser	etter	
kraftige	regnfall	og	graver	ut	store	områder,	uten	hensyn	til	mennesker,	dyr	og	bebyggelse.	
Evig	foranderlige	landområder.	


Gunn	Harbitz	er	en	billedhogger	som	jobber	med	bevegelige	landskap	og	taktile	bergarter,	
innenfor	Land	Art	og	stedspesifikk	kunst.	Hun	formgir	stein,	noe	hun	beskriver	som	et	
‘elastisk’,	snarere	enn	et	fullt	ut	kontrollerbart	materiale.	Med	tilholdssted	gjennom	mange	
år	ved	Johansen	Monumenthuggeri,	har	Gunn	Harbitz	hatt	de	beste	forutsetninger	for	å	
fordype	seg	i	og	bearbeide	stein	som	kunstnerisk	materiale.	Billedhugggeri	er	i	motsetning	til	
de	fleste	yrker	i	en	automatisert	hverdag,	et	fysisk	hardt	arbeid	som	setter	seg	i	kroppen.	
Utfallet	vil	uunngåelig	preges	av	denne	samhandlingen.	


Gunn	Harbitz	jobber	med	steinens	flere	tonns	tyngde,	men	lager	skulpturer	med	en	letthet	i	
uttrykket.	Formens	og	materialets	overflate	bearbeides,	som	om	de	skulpturelle	arbeidene	
etterligner	prosesser	som	alt	foregår	i	naturen.	Her	er	ikke	balansepunktet	nødvendigvis	
symmetrisk.	Tilfeldigheter	og	organiske	ujevnheter	iboende	i	bergarten	skaper	uvante,	
abrupte	formasjoner.	Dette	skiller	verkene	til	Harbitz	fra	enkelte	av	hennes	forløpere,	som	
f.eks.	Barbara	Hepworth	eller	Aase	Texmon	Rygh,	hvis	verker	søker	en	form	for	harmoni,	eller	
er	basert	på	matematiske	prinsipper.	Kanskje	har	Gunn	Harbitz’	kunstnerskap	mer	til	felles	
med	den	ikoniske	formgiveren	og	skulptøren	Isamu	Noguchi.	Hans	slående,	monumentale	
Black	Sun	(1969)	i	svart	granitt,	i	Seattle,	fremhever	nettopp	en	uorden,	selv	i	voluminøst	
intense,	organiske	former.	Han	skal	dessuten	ha	sagt	at	han	ikke	ønsker	å	tilhøre	en	«skole»,	
og	mente	på	Jimmie	Durham-aktig	vis,	at	«alt»	er,	eller	kan	være,	skulptur. 	Men	i	motsetning	1

til	Durham	var	Noguchi	ingen	«intervensjonist»,	det	er	derfor	ikke	det	sosiale	eller	politiske	
aspektet	ved	et	verk,	men	materialet	og	formgivingen	som	er	gyldig.	Med	designklassikere	
som	Coffee	Table	(IN-50),	1944,	eller	Freeform	Sofa,	1946,	kjennetegnes	Noguchi	av	sin	evne	
til	å	perfeksjonere	det	uperfekte. 	
2

Dette	organiske	aspektet,	og	tilknytningen	til	natur	i	Noguchis	skulpturelle	arbeider	har	en	
arketypisk	grunntone	som	en	finner	igjen	hos	Harbitz.	–	Det	å	arbeide	med	stein	er	å	utforske	
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og	bli	kjent	med	de	forskjellige	bergartene	og	vite	noe	om	hvorfor	de	er	som	de	er.	Stein	er	et	
taktilt	materiale	som	kan	åpne	for	ulike	tankemessige	og	sanselige	opplevelser,	
uttaler	Harbitz	til	Altaposten	i	2021.	Med	en	praksis	som	strekker	seg	over	førti	år,	skjer	
Harbitz’	påkobling	til	de	siste	tiårenes	nyfunne	sensitivitet	overfor	naturmaterialer	og	
formgiving,	samt	en	økende	vitenskapelig	nysgjerrighet,	helt	ubesværlig	-	for	slike	
problemstillinger	har	nemlig	Harbitz	vært	opptatt	av	hele	veien.


Fundert	i	stein	(2024),	er	Gunn	Harbitz’	andre	utstilling	på	Kunstnerforbundet	-	den	forrige	
fant	sted	i	2004,	for	nøyaktig	tjue	år	siden.	Blant	fire	hovedverk	i	overlyssalen	vises	Slynge	
(2022),	som	også	ble	utstilt	i	Dropsfabrikken	i	2022.	Da	beskrev	kritiker	Hanna	Malene	
Lindberg	en	opplevelse	av	at	«Harbitz’	steinskulpturer	løsriver	seg	for	å	sveve	som	asteroider	
gjennom	verdensrommet.» 	
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Slynge	er	prototypen	til	en	av	to	uteromskulpturer	med	tittelen	Stafnesteiner	som	
ferdigstilles	høsten	2023	i	Trondheim.	Det	er	gjennom	dette	verket,	og	samarbeidet	med	
kunst	til	Stavne	aktivitetssenter	(2021-23)	hvor	jeg	er	kunstfaglig	prosjektleder,	at	jeg	først	
stiftet	bekjentskap	med	Gunn	Harbitz’	kunstnerskap.	Hovedverket	på	Stavne,	og	altså	
orginalen	som	Slynge	er	modellert	for,	er	en	to	meter	høyreist	skulptur	i	mørk	larvikitt	som	
skal	plasseres	på	tunet	til	aktivitetssenteret.	Skulpturen	har	en	buktende	slyngeform,	som	
om	steinen	er	strukket	og	vendt,	selve	overflaten	er	polert.	Et	hulrom	i	skulpturens	midte	
bidrar	til	å	gi	den	mørke	steinen	lettere	karakter.	Det	skal	invitere	til	nærvær,	til	å	se	gjennom,	
sitte	i,	lene	seg	mot	eller	berøre.	


Den	minste	av	de	to	Stafnesteinene,	i	Masikvartsitt,	er	lavere,	og	plassert	i	midten	av	en	
sittegruppe	i	enden	av	en	sti.	Det	er	innfelt	syv	sirkulære	lyspunkter,	lik	stjernehopen	
Pleiadene	i	steinen.	Ifølge	Harbitz	er	hopen	et	iøynefallende	syn	på	vinterhimmelen	over	
Norge,	og	den	nordlige	halvkule.	«Stein	og	stjerner	er	begge	tyngdekraft»,	skriver	Harbitz	i	
sitt	skisseforslag	i	2021.	Stafnesteiner	er	nysgjerrighetsskapende,	og	griper	om	både	sted,	tid	
og	rom.	Flere	av	Gunn	Harbitz’	skulpturer	henviser	også	til	havet	og	navigasjon.	«Stafne»	er	
for	eksempel	en	norrøn	benevnelse	på	Stavne,	og	kommer	av	stedets	likhet	med	en	båtstavn	
(stafn)	som	en	markant	odde	og	en	buktning	i	Nidelva.	Mens	stjernehimmelen	ble,	som	vi	
vet,	brukt	av	sjøfarere	for	å	finne	frem,	eller	finne	veien	hjem.	Begge	Stafnesteinene	har	
sterke	identitetsskapende	elementer	ved	seg.	


En	annen	assosiasjon,	som	allerede	er	nevnt	indirekte,	er	gravitasjon.	Mange	av	
steinskulpturene	i	Dropsfabrikken	spilte	på	dette,	som	Lindberg	skriver	i	sin	tekst.	Ved	å	være	
plassert	nærme	øyehøyde	og	på	tynne,	eller	til	og	med	skjeve	sokler	i	gallerirommet,	gav	
skulpturene	følelsen	av	vektløshet.	Mens	for	verkene	i	Kunstnerforbundet,	til	utstillingen	
Fundert	i	stein,	i	2024,	er	tyngdepunktet	lavt	og	de	om	lag	én	meter	romlige	steinskulpturene	
er	plassert	oppå	marmorgulvet	i	overlyssalen.	Hensikten	her	er	å	forsterke	densiteten	og	at	
skulpturene	skal	oppleves	mer	i	kontakt	med	steingulvet.	I	tillegg	til	allerede	omtalte	Slynge,	
vises	tre	nylagde	skulpturer	her.	De	er	variasjoner	over	samme	formen	og	det	er	noe	
fremmed,	men	samtidig	gjenkjennelig	over	uttrykket.	Alle	er	formet	i	mørke	bergarter,	
(syenitt)	hvor	to	av	dem	hviler	rolig	i	rommet	med	krummet	steinrygg. Der	Slynge	og	
forløperne	Stafnesteiner	både	er	åpen,	høyreist	og	skuer	opp	mot	stjernehimmelen,	har	de	
nyere	steinskulpturene	en	mer	nedadgående	fremtoning.
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Det	siste	verket	Mellom	inne	og	ute	i	Kunstnerforbundet	skiller	seg	desto	mer	ut,	både	i	
volum	og	utseende.	Det	er	laget	i	to	deler	og	etterligner	et	objekt	med	bruksfunksjon.	
Steinen	er	viresaget	i	en	bølgeformet	del,	som	folder	seg	som	et	tekstilstykke.	Helt	øverst	er	
det	festet	en	tverrgående	‘bjelke’	som	illuderer	det	å	holde	steinstykket	oppe.	Skulpturen	får	
dermed	en	umiddelbar	tilknytning	til	mennesket,	eller	andre	levende	vesener.	Jeg	forestiller	
meg	at	mus	eller	småkryp	kan	skjule	seg	her,	eller	pile	fort	og	helt	ubemerket	igjennom.	Med	
dette	verket	oppgir	kunstneren	det	nonfigurative	formspråket	for	et	øyeblikk.	Nærheten	til	
naturen	og	elementene	er	fortsatt	til	stede,	men	altså	mer	deskriptivt	(eller	illusorisk).	
Skulpturen	har	form	som	et	sporadisk	ly,	noe	menneske	har	brukt	som	vern	mot	
temperaturer,	vind	og	regn,	til	all	tid.	Hovedvekten	av	Gunn	Harbitz’	verker	er	likevel	
abstraherte.	Steinskulpturenes	volum	er	påtakelig	når	man	beveger	seg	imellom	verkene.	
Med	sine	kontrasterende,	mørke	fargenyanser	understreker	steinene	atmosfæren	i	
utstillingsrommet	ytterligere.	De	skiller	seg	tydelig	ut	ifra	det	hvite	marmorgulvet	og	
overlyset	fra	taket.	


To	konseptuelle,	stedssensitive	verk	som	også	kan	nevnes,	befinner	seg	i	Steigen	og	på	
Hvaler.	Disse	favner	det	vitenskapelig	nysgjerrige	aspektet	ved	Gunn	Harbitz’	kunstnerskap	
mer	eksplisitt.	Rasteplassen	Alger,	sneller,	calamitter,	1992,	i	Steigen	foregrep	Nasjonale	
turistveier	og	forløp	samtidig	med	oppstarten	av	Skulpturlandskap	Nordland.	I	verket	inngår	
både	toalettbygget	Calamitter,	en	Algetrapp	og	ti	konkave	pilarer	av	betong,	kalt	Snellesøyler,	
med	forstørrede	avtrykk	av	fossiler.	Pilarene,	hvor	de	første	starter	i	havet,	former	en	krum	
linje	på	vei	opp	til	land.	Verket	utsettes	for	naturkreftene	og	retter	oppmerksomheten	mot	
naturens	kretsløp,	som	flo	og	fjære,	eller	«naturens	åndedrag»	som	kunsthistoriker	Olga	
Schmedling	skriver	i	katalogforordet.	Men	like	viktig	er	det	en	påminnelse	om	menneskets	
plass	i	det	samme	kretsløpet.	Mens	verket	Gul	Lophelia	i	gabbro	er	oppført	mellom	
fjæresteinene	i	Ytre	Hvaler	nasjonalpark	i	2009,	og	illuderer	Lopheliakorallens	vegger.	
Skulpturen	er	bygd	som	et	skydd	mot	havet	og	som	vern	av	korallen	Gul	Lophelia,	som	vokser	
i	Tislerrevet	-	et	av	verdens	største	innenskjærs	kaldtvanns-korallrev.	Nasjonalparken	er	den	
første	i	Norge	hvor	hoveddelen	av	det	vernede	landskapet	er	under	vann.	De	to	sistnevnte	
prosjektene	kan	sies	å	være	tidlige	eksempler	på	kunst	med	en	økologisk	bevisst	tilnærming .	4

De	føyer	seg	naturlig	inn	i	Harbitz’	øvrige	portefølje,	for	som	kunstneren	selv	bemerker	under	
en	ateliersamtale:	–	All	geologi	handler	om	det	som	er	under	havet.	Hennes	poetiske	
manifestasjoner	i	stein	rører	ved	noen	grunnleggende	spørsmål	om	menneskets	væren	og	
våre	naturgitte	omgivelser.
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