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Nyklassicisme
nyklassicisme, neoklassicisme, stilretning i europæisk og amerikansk kunst, arkitektur og kunsthåndværk, der tog udgangspunkt i antikkens græske og romerske kunst.
Nyklassicismen opstod i Rom omkring midten af 1700-t. og blev dyrket langt op i 1800-t. Dens idémæssige grundlag udformede arkæologen J.J. Winckelmann i Gedanken über die Nachahmung der griechischen Werke in der Malerei und Bildhauerkunst (1755), hvor en af maksimerne for udviklingen af en ny kunst var "ædel enfold og stille storhed".
Udgravningerne i Herculaneum og Pompeji gav retningen nyt, håndgribeligt stof at arbejde ud fra, ikke mindst efter udgivelsen af beretninger om fundene, fx i Le antichità di Ercolano (1757 og senere).
Blandt de første malere, der kendte Winckelmann og forsøgte at føre hans idéer ud i livet, var A.R. Mengs, der virkede mest i Italien og Spanien. Stilen bredte sig over hele Europa og Nordamerika, og ofte indgik den i en interessant symbiose med sin følsomme modpol, romantikken.
Heraf opstod måske de mest originale udtryk, fx hos G.B. Piranesi, William Blake, Antonio Canova, J.T. Sergel og J.H. Füssli, mens den blotte imitation af antikkens form- og linjesprog ofte endte i gold manér.
I Frankrig udviklede J.-L. David et heroisk og moraliserende maleri; som lærer for bl.a. J.-A.-D. Ingres og danskerne J.L. Lund og C.W. Eckersberg fik han stor betydning for stilens udbredelse. Nyklassicismen nåede ret hurtigt Danmark og udvikledes af malere som Peder Als og N.A. Abildgaard, kobberstikkeren J.F. Clemens samt billedhuggerne J.-J. Saly, Johannes Wiedewelt og frem for alle Bertel Thorvaldsen.
Nicolai Abraham Abildgaard (født 11. september 1743 i København, død 4. juni 1809 på "Spurveskjul" ved Frederiksdal) var en dansk maler, arkitekt og professor. Han var søn af videnskabsmanden Søren Abildgaard og broder til dyrlægen P.C. Abildgaard. Abildgaard var ven med betydelige kunstnere som Jens Juel og Johan Tobias Sergel.
Hans sommervilla Spurveskjul ved Frederiksdal og flere af hans møbler eksisterer i dag. Abildgaard udsmykkede Christian VIII's Palæ på Amalienborg, som blev ført tilbage til den originale farvesætning ved en indvendig restaurering 1993-1996.
Efter at være blevet malersvend arbejdede han som medhjælper under Mandelberg, samtidig med, at han gennemgik Kunstakademiet, hvis mindre guldmedalje han vandt 1765 og 1766; den store tilkendtes ham 1767 for "David salves af Samuel", men der gik 5 år før, at han opnåede det rejsestipendium, som han ellers havde måttet forvente efter guldmedaljen. Han drog til Rom, hvor han blev i 5 år, hvor han var optaget dels af selvstændig produktion, dels og fornemmelig af at kopiere klassiske ornamenter for akademiet, af studier efter renæssancens mestre og af at studere arkitektur og arkæologi. De ældre kunstnere, han med størst iver og udbytte dyrkede, var Rafael, Michelangelo, Tizian og Caracci’erne. 
Den sårede Filoktet, 1775, Statens Museum for Kunst.
Af de vist nok ikke synderlig mange originalarbejder, han udførte i Rom, blev kun eet særlig betydeligt og almindelig kendt: "Filoktet på Lemnos" (eller Den sårede Filoktet). Stærkt påvirket, som det er, i formen af Michelangelo, i farven af Tizian, er det dog et værk, der vidner om en dyb, personlig opfattelse af det tragiske emne og en eminent dygtighed, ikke mindre i farvegivningen end i den grandiose linjeføring. Billedet blev, da det kom til København, modtaget med overordentlig anerkendelse og gav anledning til, at Abildgaard blev udset til professor ved akademiet. Kort efter sin hjemkomst blev han medlem af dette, og et par måneder senere overtog han professoratet, der forenedes med stillingen som kongelig historiemaler med en årlig løn af 200 daler courant, en sum, der kort efter forhøjedes til det dobbelte; senere steg hans faste indtægt betydelig.
Malerier til Christiansborg
Den første store bestilling, Abildgaard der efter fik, lød på en række malerier til Christiansborg, fremstillinger med motiver fra de oldenborg’ske kongers levned eller allegoriske hentydninger dertil samt en del symbolsk-ornamentale arbejder. Største delen af disse blev færdige i løbet af omtrent 14 år, men gik til grunde ved slotsbranden 1794, så de kendes nu fortrinsvis efter skitserne, der nu hænger på Kunstmuseet som vidnesbyrd om Abildgaards sans for klar og rytmisk komposition, men helt savner egenskaber, der kan vække stemning eller interessere som udslag af varme for emnerne og for de fremstillede personer.
Abildgaard blev hårdt ramt han, da i 1794 med slottet de værker, han selv regnede for sit livs betydeligste gerning, gik op i luer. I de følgende 5 år malede han så godt som intet.
Andre malerier
En ganske anden forestilling om Abildgaards betydning får man af de mindre omfangsrige billeder, han malede samtidig med dekorationerne til slottet. Højest iblandt dem har sikkert hans "Sokrates i henrykkelse" raget op, men desværre kendes det nu kun af Clemens’ kobberstik, der viser os en komposition, bygget op af store og skønne linjer og rummende en lige så stærk som ædel følelse. Et andet, med ualmindelig bredde og energi maleri var "Ossian synger til sit harpespil" i hvilket råder en vældig naturstemning, som intet andet værk af Abildgaard ejer noget tilsvarende til. Fra samme tid, 1789, er de skitsemæssigt udførte billeder lavede som grundlag for Clemens’ stik til Jens Baggesens danske oversættelse af Ludvig Holbergs Niels Klims underjordiske Rejse, ganske blottede for lune, men friske i udførelsen og af ikke ringe farveskønhed.
Ægteskaberne
I 1781 giftede Abildgaard sig, men tre år efter forlod hans hustru ham for at ægte en anden. Dette slag forvandt han dog vist ret hurtigt. I 1799 forelskede han sig igen i en ung kvinde og vaktes derved til ny kunstnerisk virksomhed; først 1803 giftede han sig igen, men da forelå allerede ikke få af hans mærkeligste billeder færdige, således de fire store, han malede over motiver fra Terents’ komedie "Pigen fra Andros". Uden tvivl har de deres største værd som oplysende illustrationer til tidens opfattelse af livet i en oldtidsby, men ved siden deraf interesserer de dog også som prøver på kunstnerens overlegne tekniske dygtighed.
Endnu højere står to billeder med scener fra Apulejus’ fortælling om æslet. I dem begge er opbygningen, den måde, hvorpå figurerne fylder rummet, og linjernes sammenspil udslag af stor kunstnerisk formåen, og aldrig er mesteren i henseende til farvens blødhed og lyskraft kommet sine forbilleder så nær som i disse arbejder, der også ved bevægelsernes udtryksfulde og storstilede skønhed og ved talende fysiognomi vel kan siges at overgå alt, hvad han ellers har ydet. Nærmest disse værker står i rang det større billede "Papirius og hans moder".
Andre kunstværker
I samme periode af sit liv virkede Abildgaard også som arkitekt. Hans hovedværk på dette område er vel nok tegningen til Frihedsstøtten, som stod færdig i 1797, men også det smukke hus, Nytorv nr 5, samt Apistemplet i Frederiksberg Have skyldes ham. Et og andet modellerede han, og med sine møbeltegninger fx til Klismosstolen sikrede han sig navn som den første danske kunstner, der har gjort noget for kunsthåndværkets udvikling.
Kunstakademiet
En stor del af sin kraft viede Abildgaard gerningen ved Det Kongelige Danske Kunstakademi , ved hvilket han virkede som medlem. Han blev professor og dets direktør i 1778, i 1779-1791 og 1801-1809: energisk, myndig og egenrådig, men klog, retfærdig og uden smålighed, villig til at støtte yngre talenter. Han støttede således blandt andre Thorvaldsen i dennes vanskelige ungdomsår.
Abildgaards smag var konsolideret i hans studietid i Rom 1772-77 og studiet af hans helte fra højrenæssancen og antikken. Hans Den sårede Filoktet (Statens Museum for Kunst)[2] er et blændende eksempel på gælden til den græske antik, men udtrykker samtidig med sin dramatiske lyssætning og komposition den inspiration Abildgaard fik fra samtidige romantiske kunstnere som Johann Heinrich Füssli. Da Abildgaard kom hjem til Danmark efter opholdet i Rom, viste den romantiske stil sig ikke gangbar blandt hans publikum og bestillere, og han benyttede en mere nøgtern nyklassicistisk form i sine arbejder for fx kongehuset. På sine ældre dage malede og tegnede han en del erotiske motiver.
Som maler blev han i sin tid højt vurderet af den kreds, der kaldte sig »de skønsomme kunstens yndere«, men af de slægter, der fulgte nærmest efter hans og fik deres syn på kunst opdraget under Eckersberg’s og Høyen’s indflydelse, blev han i høj grad undervurderet. Senere er han atter kommet til ære og værdighed.
[bookmark: _GoBack]I 2009 viste Statens Museum for Kunst den store udstilling "Nicolai Abildgaard – kroppen i oprør", hvortil der blev udgivet et katalog med titlen Kroppen i oprør.
Dansk Guldalder
guldalder, oprindelig den lykkelige tid, der ifølge græske digtere (bl.a. Hesiod, ca. 700 f.Kr.) udgjorde den ældste periode i menneskehedens historie, efterfulgt af sølv-, kobber- og jernalder.
Ovids romerske genfortælling lyder: "Den gyldne alder var først, og uden love og statsmagt/fulgte den helt af sig selv det gode, det sande, det rette" (Metamorphoses, 8 e.Kr., da. Forvandlinger, 1989).
Ordet guldalder kommer af oldnordisk gullaldr, oversat fra latin aetas aurea.
På grund af den frugtbare indflydelse fra græsk litteratur blev også Ovids tid senere kaldt en guldalder, og udtrykket bruges i almindelighed som kvalitetsbetegnelse for en storhedstid eller blomstringsperiode, specielt inden for kunst og kultur, fx i Spanien om renæssancen og barokken (Pedro Calderon, Miguel de Cervantes og Lope de Vega), i England om den elizabethanske periode (Edmund Spenser, John Milton, Christopher Marlowe og William Shakespeare), i Norge om den litterære periode med "de fire store" (Henrik Ibsen, Bjørnstjerne Bjørnson, Alexander Kielland og Jonas Lie).
I nordisk mytologi (Vølvens spådom) udgjorde guldalderen eller "Frode-freden" gudernes rige, sorgløse tilværelse på Idasletten efter verdensordenens fuldførelse.
I jødisk-kristen kultur tilføjedes forestillingen om Paradis og om det ny Jerusalem, specielt håbet om genrejsning ved Messias og om det kommende gudsrige (Himlen) som de saliges opholdssted. I renæssancen og senere kommer pastorale træk til: Hyrdens, arbejderens eller barnets enkle, landlige liv viser en fredelig idyl i modsætning til forfatterens komplicerede og lavt vurderede nutid (jernalder).
Guldalderforestillingen fik stor betydning i Danmark, specielt i første halvdel af 1800-tallet. (Samtiden brugte dog ikke selv betegnelsen om den tid, de levede i).
Romantikkens genoplivelse af en særegen og storslået nordisk oldtid blev koblet sammen med drømmen om en ny skandinavisk guldalder. Fra samtiden så man tilbage og frem. Guldalder blev både betegnelse for en tænkt fjernere fortid og et program for fremtiden.
Ikke alene oldnordiske motiver, men også en omfattende historiekonstruktion prægede således dansk litteratur og kunst 1800-50, herunder opfattelsen af sprog og historie, folk og nation.
Først præget af romantiske digtere og filosoffer som Novalis og Friedrich Wilhelm Joseph Schelling, Henrik Steffens, Nikolai Frederik Severin Grundtvig og Adam Oehlenschläger blev guldaldertankegangen i 1830'erne videreført af nationalliberale kredse og senere desuden af folkehøjskolerne.
Bertel Thorvaldsen Venus med det gyldne æble; marmor, 1828. Thorvaldsens Museum. Originalmodellen blev udført 1813-16, og der blev hugget flere marmorskulpturer efter den, også i lille format. Den helt nøgne Venus, der koncentrerer sig om det gyldne æble, hun fik af prins Paris, blev allerede af samtiden betragtet som et mesterværk, og en sammenligning med den italienske billedhugger Antonio Canovas Venus, der delvis skjuler sig bag et klæde, faldt ofte ud til fordel for Thorvaldsens version.
I snævrere forstand er guldalderbegrebet i Danmark blevet knyttet til en personkreds med et fælles idégrundlag inden for natur- og samfundsvidenskab (brødrene H.C. og A.S. Ørsted), filosofi (F.C. Sibbern), teologi (J.P. Mynster), sprogvidenskab (Rasmus Rask), billedkunst (Bertel Thorvaldsen og C.W. Eckersberg samt deres elever), musik (C.E.F. Weyse) og ballet (August Bournonville).
Udgangspunktet var som hos Jean-Jacques Rousseau den moderne splittelsesoplevelse, frembragt af bycivilisationens arbejdsdeling mellem det åndelige og det materielle liv.
Denne splittelse kunne dog heles ved at følge Platons anvisninger på at erkende den egentlige harmoniske virkelighed bag de materielle fænomeners kaos ved hjælp af det gode (religionen), det sande (videnskaben) og det skønne (kunsten).
For den enkelte havde denne erkendelse form af en dannelsesproces, hvis mål var indsigt i det individuelle (udelelige) selv. De dannede udgjorde en elite, der mente, at de gennem erkendelser fra kunst, videnskab og religion kunne bringe folk og samfund frem mod en højere tilværelsesform; derved blev den danske guldalderideologi mere optimistisk end andre landes romantik.
Tilhængerne af disse idéer besatte nøgleposterne i deres fag, og deres arbejde fik dybtgående indflydelse på danskernes opfattelse af deres land, folk, sprog og historie. Indtil udgangen af 1830'erne dominerede de den offentlige debat og den enevældige stats kulturpolitik i samarbejde med Jonas Collin, som forvaltede bevillingerne med sikker sans for talenter af format.
Litteratur
Johan Ludvig Heiberg. Den Spanske — som den sprogbegavede yngling blev kaldt af sin plejemor, Kamma Rahbek — var ikke blot hjemme i salonerne. Hans kendskab til franske og tyske tendenser vendte op og ned på parnasset og scenen i København. Maleri af Sophus Schack.
Johan Ludvig Heiberg. Den Spanske — som den sprogbegavede yngling blev kaldt af sin plejemor, Kamma Rahbek — var ikke blot hjemme i salonerne. Hans ke... | Læs mere
Udviklingen af det moderne samfund og det moderne gennembruds realisme og naturalisme efter 1870 stillede den foregående periode og dens kunst i et kritisk lys.
Men via litteraturhistorikere som Valdemar Vedel og Vilhelm Andersen vandt betegnelsen guldalder omkring 1890-1900 indpas om dansk litteratur 1800-50. Perioden blev fremhævet, fordi den "med Held og uden Møje arbejder paa at fremstille store Stoffer i simple Former" (Vilhelm Andersen), og karakteriseret ved en poetisk realisme med rod i embedsborgerskabets dannelseskultur (senere også betegnet som biedermeier), fx hos Thomasine Gyllembourg, Johan Ludvig Heiberg, Poul Martin Møller og Christian Winther.
Interessen for det oldnordiske historiesyn og dets motivverden gled i baggrunden, senest i højskolekredse. Efter nederlaget i 1864 kunne man ikke genoptage drømmen om en fremtidig guldalder, selvom den enklere, mere overskuelige og intakte verden fra 1800-tallets første halvdel nu blev set i tilbageblikkets gyldne lys.
Efter ca. 1970 har litteraturhistorikerne næsten ikke brugt guldalder som betegnelse for litteraturen 1800-50, bl.a. fordi de mest læste forfattere som H.C. Andersen, Sten St. Blicher, Emil Aarestrup og Søren Kierkegaard overskred guldalderens snævre rammer.
Kunst
I kunsthistorien blev guldalderprædikatet først anvendt fast så sent som fra 1960'erne. Men kunsthistorikeren N.L. Høyen havde i 1840'erne ment, at dansk kunst ville blomstre, hvis det nationale fik større vægt, og i slutningen af 1800-tallet havde store biografier om C.W. Eckersberg, Christen Købke og Johan Thomas Lundbye fremhævet tiden 1800-50 som et kunstnerisk højdepunkt.
Den udbredte kunsthistoriske anvendelse af prædikatet, fx i forbindelse med store udstillinger i og uden for Danmark i 1980'erne og 1990'erne, har medført øget brug af guldalder som betegnelse for den samlede kunst og kultur i 1800-tallets første halvdel, inkl. billedkunst, teater, ballet, musik, litteratur og filosofi.
Bemærkelsesværdigt er det, at guldalder her ikke anvendes om en romantisk kunsts forsøg på at gengive og genoplive en heroisk fortid, men om en periode af høj kunstnerisk kvalitet og indre sammenhæng.
Christoffer Wilhelm Eckersberg blev født i 1783 og voksede op i Sønderjylland. Eckersberg ville være historiemaler og han tog i 1803 til København, hvor han blev uddannet på Kunstakademiet. I tidsrummet 1810 til 1816 videreuddannede Eckersberg sig i Paris og i Rom, hvor han udviklede nye bud på historiemaleri og friluftsmaleri.
Efter hjemkomsten til Danmark blev Eckersberg udnævnt til professor på Kunstakademiet - en stilling han bestred frem til sin død i 1853. I den danske kunsthistorie taler man om perioden som Eckersbergskolen, Københavner-skolen og Guldalderen
På den private front var Eckersberg gift 3 gange og fik tilsammen 11 børn
Grundighed er et nøgleord for at forstå Eckersberg. Han førte omhyggelige dagbøger og arbejdede meget gennemgribende med perspektivet i sine værker
Wilhelm Bendz, 1804-1832, dansk maler; bror til H.C.B. Bendz. Uddannet på Kunstakademiet i København 1820-25. Blandt C.W. Eckersbergs elever var Wilhelm Bendz en af de mest talentfulde, men hans tidlige død i Vicenza under en studierejse, der var gået over Dresden og München til Italien, betød, at hans produktion er ganske begrænset.
Atelierportrætterne af maleren Ditlev Blunck (1826) og billedhuggeren Christen Christensen (1827, begge på Statens Museum for Kunst) er komplicerede kompositioner i mange planer, til dels inspireret af hollandske interiørmalerier fra 1600-tallet, mens Interiør fra Amaliegade med kunstnerens brødre (ca. 1829, Hirschsprung) er malet med enkel, indtagende diskretion. I genremalerier som Et tobaksselskab (udstillet 1828, Glyptoteket) og Kunstnere i Fincks kaffehus i München (1831-32, Thorvaldsens Museum) har Bendz eksperimenteret med frapperende lysvirkninger.
Christen Købke, Christen Schiellerup Købke, 26.5.1810-7.2.1848, dansk maler. Christen Købke voksede op i et solidt borgerligt miljø, først i Hillerød og fra 1819 på Kastellet i København, hvor hans far, bagermester Peter Berendt Købke, ledede det militære bageri. Købke begyndte som dreng på Kunstakademiet i 1822, først med C.A. Lorentzen og fra 1828 med C.W. Eckersberg som professor. Denne optog desuden Købke mellem sine privatelever.
De første modningsår under Eckersberg med både linearperspektivet og naturstudiet i centrum resulterede i en række umiddelbart sansede, farve- og lystindrende studier og småprospekter fra kunstnerens nærmeste omgivelser på bl.a. Kastellet, kulminerende med det stort anlagte og monumentalt gennemførte Parti uden for den nordre Kastelsport (1834, Glyptoteket.
Samtidig fulgte Købke lydhørt kunsthistorikeren N.L. Høyens anvisninger på en nationalkunst, der både inddrog de danske landskaber, befolkningen og vore historiske monumenter. Det resulterede i et tidligt hovedværk som Parti af Århus Domkirke (1829/30, Statens Museum for Kunst) samt en lang række portrætter, der strakte sig fra et karakterhoved som Den gamle sømand til barneportrættet af Ida Thiele (begge 1832, Statens Museum for Kunst).
Efter at Christen Købke i 1832 havde erhvervet den store sølvmedalje, kom han kun på Kunstakademiet for sammen med vennerne undertiden at arbejde efter nøgenmodel. Samtidig syntes han at ville etablere sig som portrætmaler; et mesterværk fremstiller vennen, Landskabsmaler Frederik Sødring (1832, Hirschsprung), som han delte atelier med i Toldbodgade.
Høyen skaffede ham nogle bestillinger, men ellers var det den udstrakte familie og en række af kollegaerne (Christian Holm, Peter Gemzøe (1811-79), Lauritz Lyngbye (1809-69)), der måtte sidde model. Mens disse portrætter var små og intime, bevægede kunstneren sig efter nogle år frem mod en mere monumental og repræsentativ form, der delvis var afledt af det danske renæssancemaleri, som han sammen med Høyen så på Frederiksborg Slot.
I 1832 erhvervede bagermester Købke et stateligt hus på Blegdammen ved Sortedamssøen, hvor Christen også fik bolig og atelier. Til salens udsmykning udførte han et par år senere Natten og Dagen (Davids Samling) efter Thorvaldsens relieffer samt to udsigter fra Frederiksborg Slot (Kunstindustrimuseet). Selve slottet malede han de følgende år en række billeder af i forskellige belysninger. Købkes malerier af denne type var, ligesom da det gjaldt opbruddet fra Kastellet, også en slags erindringsstykker, der skulle fastholde de kært fortrolige steder. Men der åbnede sig nu desuden et helt nyt revir ved Sortedamssøen og på Østerbro.
Således malede han sig i 1836 ind på de nye omgivelser i det store, gennemarbejdede Parti af Østerbro i morgenbelysning (1836) og Parti af bugten ved Kalkbrænderiet (1836-37, begge Statens Museum for Kunst) foruden i det lille sølvtonede Parti i nærheden af Kalkbrænderiet (ca. 1836, Nivaagaard). Købke udførte desuden en række mindre studier langs Sortedamssøens bred, der i den koloristiske nerve og evnen til at gøre selv den mest uanseelige plet til et rigt eksempel på hele Guds skaberkraft og forsyn hører til det umistelige i dansk kunst.
Det samme gælder de mange portrætter af forældrene (bl.a. på Statens Museum for Kunst), der er trygt forankrede i perioden og hver for sig står som monumenter over det smukkeste i tidsånden. Trods manglen på egentlige bestillinger synes Købke at have indtaget en fremskudt plads mellem sine kollegaer, og han optrådte i midten af 1830'erne mere eller mindre direkte som lærer for de lidt yngre malere J.Th. Lundbye, Dankvart Dreyer, Lorenz Frølich og Thorald Læssøe.
Christen Købke blev i 1837 gift med slægtningen Susanne Cecilie Købke (1810-49), og parret fik en selvstændig lejlighed i hjemmet ved Sortedamssøen. Der er en lykkelig dvælen i øjeblikket og den nye position i nogle stort anlagte malerier fra de nærmeste omgivelser med afstikkere til Kastellet og Hillerød.
Købkes lykkelige og tilsyneladende ligetil forhold til kunsten kompliceredes i løbet af 1830'erne dels af religiøse grublerier, dels af en voksende, i karakter sønlig hengivenhed for billedhuggeren H.E. Freund, der efter sit tiårige ophold hos Thorvaldsen i Rom var lidenskabeligt optaget af antikkens skønhedsidealer.
Købkes uhyre påvirkelige sind farvedes derfor ligeligt af så modsatrettede impulser som naturstudiet, en voksende nationalisme og antikkens skønhedskrav. Mens det sidste fandt et koloristisk suverænt og fordybet udtryk i Parti af afstøbningssamlingen på Charlottenborg (1830, Hirschsprung), drev påvirkningen fra Freund efterhånden Købke ud i en mindre detaljerig, enkel, stortformet og koloristisk mere mørkladen kunst.
Det ytrede sig i sin fulde konsekvens i værker fra årene 1837-38 som portrætterne af H.E. Freund (Kunstakademiet) og Amtmand Graah (Hjørring Rådhus), en altertavle til Ramløse Kirke samt et par vinterlige landskaber (Glyptoteket). I forhold til Købkes enkle forstand var der tale om en åndelig anspændelse, der skabte den allerstørste bekymring i hans nærmeste kreds, men under påvirkning af svogeren, pastor N.L. Feilberg (1806-99), blev han ledt ind i en klippefast tro på Guds forsyn og almagt, der fulgte ham til døden.
1838-40 rejste Købke over Venezia og Rom til Napoli og Capri, hvor han oplevede en lang lykkelig arbejdsperiode sammen med bl.a. malerne Georg Hilker og Constantin Hansen. Hele malerinstinktet gør sig gældende i nogle kopier af pompejansk vægkunst og i studier som Castel dell'Ovo i Napoli og Parti af bugten ved Napoli med Vesuv (begge Statens Museum for Kunst), ligesom flere skitser fra Capri ånder af Middelhav og et nærvær i omgivelserne.
Efter hjemkomsten tog Christen Købke fat på at monumentalisere det hjembragte skitsemateriale, men flere dødsfald i søskendeflokken, hustruens to barsler og medfølgende svagelighedsperioder besværliggjorde arbejdet, ikke mindst efter at hjemmet på Blegdamsvej blev opløst et par år efter faderens død 1843, og han måtte tage til takke med en lejlighed i Frederiksborggade.
Under disse omstændigheder udvandedes inspirationen fra især Capri mere og mere, friskheden gik af billederne, og kunstneren fik et knæk, da han efter at have afsluttet et stort anlagt billede fra Capris kyst i 1846 (privat eje) ikke blev fundet værdig til optagelse i akademiet. Et par af de sidste billeder tyder dog på, at han var ved at genfinde sin gamle malerglæde (Parti i Falkoneralléen ca. 1847, Statens Museum for Kunst), da han i februar 1848 døde af en lungebetændelse.

N.L. Høyen, Niels Lauritz Høyen, 1798-1870, dansk kunsthistoriker. Efter studier i jura og teologi koncentrerede Niels Lauritz Høyen sig om kunsthistorien, der endnu ikke fandtes som selvstændigt universitetsfag. Han samlede viden bl.a. fra andre fag og tilegnede sig ved en stor uddannelsesrejse til Tyskland og Italien 1822-25 dyb indsigt i europæisk kunst.
Efter hjemkomsten var Niels Lauritz Høyen med til at oprette Kunstforeningen 1825. Høyen, der blev professor i kunsthistorie ved Kunstakademiet i 1829 og docent i samme fag på Københavns Universitet 1856, var med til at tegne faget kunsthistorie som veldefineret videnskab med klare grænser til historie og filosofisk æstetik.
Han forelæste over antikkens kunst og studerede med offentlig støtte danske middelaldermonumenter 1829-33. Resultaterne publiceredes i en lang række artikler. Høyens banebrydende nyordning af portrætsamlingen på Frederiksborg Slot 1837 og -39 gjorde ham til landets første egentlige portræthistoriker.
I forlængelse af den borgerlige, nationalliberale bevægelse i Danmark og de nationale strømninger i Europa søgte Høyen som lærer og kritiker fra slutningen af 1830'erne at påvirke en række kunstnere til at dyrke det nationale gennem skildringen af historiske bygningsværker samt landskaber og folkeliv.
Samtidig søgte han at fremme interessen for nordisk mytologi. Sine idéer formulerede han 1844 i foredraget Om Betingelserne for en skandinavisk Nationalkunsts Udvikling i Skandinavisk Selskab, og i 1847 stiftede han Selskab for Nordisk Kunst.
Niels Lauritz Høyens nøgleposition i dansk kunstliv omfattede fra 1839 også en inspektør- og senere direktørstilling ved Den Kongelige Malerisamling (senere Statens Museum for Kunst). Hans Skrifter 1-3 blev udgivet 1871-76.
Skagensmalerne
Skagensmalerne var en en skandinavisk kunstnerkoloni, som bosatte sig i Skagen for at male i stedets specielle lys. Deres kunstneriske produktion kendetegnes af realistiske friluftsmalerier i rige farver.
Skagensmalernes kunst var især naturlige billeder, dvs. billeder af naturen og af almindelige dagligdags gøremål. Skagensmalerne er fortrinsvis kendt for at have malet billeder af fiskernes hårde og farlige liv. Blandt de første malere til at tage på sommerophold på Skagen var Karl Madsen i 1873. Nogle af de mest kendte skagensmalere er Marie og P.S. Krøyer, Christian Krohg, Holger Drachmann, Laurits Tuxen og ægteparret Michael og Anna Ancher. Andre skikkelser var Carl Locher, Viggo Johansen, Thorvald Niss samt svenskerne Oscar Björck og Johan Krouthén. Skagensmalerne var en del af det moderne gennembrud (ca. 1870-1900). Einar Hein, Jens Vige, Johannes Wilhjelm og G.F. Clement hørte til den yngre generation af skagensmalere.[1] Ligeledes hørte Ella Heide, Jørgen Aabye, Frederik Lange og Tupsy Clement til den unge generation af skagensmalere.[2]
Kunstnere, der kom til Skagen før der opstod en egentlig kunstnerkoloni i 1870erne var bl.a. Christian Blache, Vilhelm Melbye, Martinus Rørbye og Johan Peter Raadsig, hvorfor nogen regner disse som skagensmalere.[3]
Mange af kunstnerne boede i perioder på Brøndums Hotel, som var ejet af Brøndum, Anna Anchers far. En del af betalingen for opholdet var gerne et kunstværk. Nogle er på hotellet, men de fleste hænger i dag på det nærliggende kunstmuseum.
Kunstnerkolonien er rigt repræsenteret på bl.a. Skagens Museum og Den Hirschsprungske Samling.
Michael Ancher
Michael Ancher kom til Skagen som 25-årig i 1874. Han var blandt de første kunstnere, der begyndte at interessere sig for Skagen, og han var den eneste af de tilrejsende kunstnere der bosatte sig i byen. Gennem sit ægteskab med Anna Brøndum blev Ancher en del af det lokale miljø, og han kom tættere på skagboerne end de andre malere.
 Michael Ancher voksede op på Bornholm. Som 16-årig blev han sat i lære som kontorist på Kalø Gods på Djursland. Her begyndte han at tegne og male i fritiden, og det førte til, at han blev optaget på Kunstakademiet i 1871. Her mødte han bl.a. Karl Madsen (det senere Skagens Museums første direktør), som opfordrede Ancher til at rejse til Skagen.
 
Mødet med Skagen blev afgørende for Michael Anchers skæbne. Han blev gift med Anna Brøndum i 1880, og parret havde i de første år deres hjem og atelier i "Havehuset", som nu ligger i Skagens Museums have. Året efter datteren Helgas fødsel i 1883 flyttede familien til Markvej i Skagen.
Michael Ancher er kendt for sine skildringer af Skagens fiskere og især af dramaet på liv og død i forbindelse med de mange redningsaktioner, der i høj grad var en del af fiskernes tilværelse. I sine store figurbilleder kombinerede han historiemaleriets klassiske kompositionsprincipper med en fængslende realisme.
De første år på Skagen følte Michael Ancher sig ofte trængt af de tilrejsende kunstnere. Især P.S. Krøyer måtte høre for, at han gik for tæt på Anchers motivverden. De blev dog snart gode venner, og Anchers hjem blev et gæstfrit samlingspunkt for kunstnerne.
Michael Ancher deltog i begyndelsen af 1900-tallet aktivt i arbejdet med at etablere Skagens Museum, men han døde i 1927 året før indvielsen.
PS Krøyer
Peder Severin Krøyer blev født i Stavanger i Norge, men voksede op i København hos sin moster og hendes danske mand. Allerede som barn udviste han et usædvanligt talent for at tegne, og han begyndte på Kunstakademiet som 14-årig.
Fra 1877 til 1881 var han på studierejse i Frankrig, Spanien og Italien. I Paris blev han optaget som elev på en af de førende, private maleskoler, og den undervisning han modtog, fik afgørende betydning for hans kunst. Tilbage i København blev han hurtigt en af tidens mest efterspurgte portrætmalere, og han modtog mange bestillinger på malerier.
Krøyer kom til Skagen første gang i sommeren 1882. Hans begejstring for naturen, miljøet og ikke mindst samværet med de andre kunstnere betød, at han vendte tilbage næsten hver sommer fra 1891 sammen med hustruen Marie. De første år lejede ægteparret sig ind i Madam Bendsens hus. I 1894 fik de tilladelse til at leje og ombygge den gamle byfogedbolig i Skagen plantage - i dag kendt som Krøyers hus. Året efter fødte Marie deres datter Vibeke. Hun blev boende hos sin far i Skagen, da Marie og Krøyer blev skilt i 1905.
Allerede da Krøyer kom til Skagen første gang, var han en berømt kunstner, og hans tilstedeværelse skabte opmærksomhed omkring kunstnerkolonien på Skagen. Om sommeren samledes mange kunstnere for at arbejde og feste. Det sidste ofte på Krøyers initiativ - han elskede selskabelighed og festivitas.
Det er billederne fra Skagen, som Krøyer især er kendt og elsket for. Her skildrer han kunstnernes sorgløse liv, deres festlige måltider, spadsereture på stranden og stemningsfulde aftener i måneskin.
I begyndelsen af 1900-tallet var Krøyer indlagt flere gange på Middelfart Sindssygehospital sandsynligvis med en manio-depressiv psykose. Sygdommen svækkede hans helbred og i november 1909 døde han 58 år gammel. Han blev begravet på Skagen kirkegård.
Anna Ancher
Anna Ancher var den eneste af skagensmalerne, der var født og opvokset i Skagen. Hun var datter af Ane Hedvig og Erik Brøndum, der drev byens gæstgiveri og købmandsbod. Hun var en helt ung pige, da malerne begyndte at rejse til Skagen. Hun fulgte deres færden og arbejde med stor interesse, og begyndte selv at tegne og male.
 
En af malerne der kom til Skagen var Michael Ancher. Anna og Michael fattede hurtigt interesse for hinanden, blev forlovede i 1878 og gift i 1880. De fik datteren Helga i 1883 og levede sammen i Skagen resten af deres liv. Fra 1884 boede de i huset på Markvej, der nu er indrettet til museet ”Michael og Anna Anchers Hus”.
 
Anna Anchers kunstneriske karriere var enestående alene taget i betragtning, at hun var kvinde på en tid, hvor det ikke var almindeligt, at kvinder fik en kunstnerisk uddannelse – de havde heller ikke adgang til Kunstakademiet.
 
Hun kom imidlertid på Vilhelm Kyhns malerskole for kvinder i København, hvor hun fulgte undervisningen tre vintre i 1875 til 1878. Vilhelm Kyhn mente i øvrigt, at Anna Ancher burde søsætte sin malerkasse, da hun blev mor i 1883 – d.v.s. opgive maleriet og hellige sig de huslige pligter.
 
Det gjorde Anna Ancher heldigvis ikke. Hun udstillede første gang på Charlottenborg i København i 1880 og fik hurtigt succes som maler. Hun skildrede især de nære omgivelser – hjemmet, kvinders og børns verden. Det var farverne og lyset, mere end det fortællende indhold i billederne, der betød noget for Anna Ancher. På den måde var hun en af de mest moderne af skagensmalerne, og derfor peger hendes malerier frem mod den mere abstrakte kunst, der kom frem i begyndelsen af 1900-tallet.

Hammershøi
Vilhelm Hammershøi, 15.5.1864-13.2.1916, maler. Allerede fra seksårsalderen skal Vilhelm Hammershøi have fået tegneundervisning, først i en årrække hos N.C. Kierkegaard (1806-82), derefter hos H. Grønvold. Tillige malede han hos Fr. Rohde, senere hos Vilhelm Kyhn. Fjorten år gammel dimitteredes han af Carl F. Andersen og Grønvold til akademiet i hvis skoler han gik jan. kvartal 1879-april kvartal 1884 (bl.a. under Fr. Vermehren).
Herfra søgte han til Krøyers skole hvor han gjorde bekendtskab med Carl Holsøe. 1885 udstillede han sit første billede Portræt af en ung Pige (søsteren, Hirschsprungs samling). Med sine enstonige sorte, grå og brune farver og sit tyste væsen måtte Vilhelm Hammershøi i 80'erne komme til at stå som en ganske egenartet, tilsyneladende rodløs fremtoning. Visse momenter i hans maleri – hans stildannende evne og det ligesom farveabsorberende lys der gennemtrænger hans billeder – hører for så vidt hjemme et helt decennium senere.
Dybere set vedbliver hans udspring af 80'ernes opfattelse dog at være kendelig, også gennem hans senere udvikling. Tilknytningen til det nærmest liggende og fortroligt kendte, til de hjemlige stuer og de pårørende, sansen for den tavse hygge der vokser frem af tingene, og det følsomme blik for valører deler han med malere som Viggo Johansen og Jul. Paulsen. Endvidere er hans motiver meget mere fint afbalancerede virkelighedsudsnit end egentlige kompositioner.
Hans format var så stort i opfattelsen, hans personligheds præg så stærkt og hans kunstneriske intensitet så gennemtrængende at al lighed med samtiden dengang sløredes. Man kan vistnok spore Grønvolds begejstring for J.-A.-D. Ingres i Vilhelm Hammershøis fremtrædende sans for plastisk form og i hans komposition af visse tidlige enkeltfigurbilleder – Grønvolds undervisning gjorde et stærkt indtryk på mange af hans elever, og det vides at Hammershøi satte stor pris på ham. Men alle træk forsvinder i den syntese der er Hammershøis særkende og det blivende i hans kunst, en åndelig fordybelse som kun få danske malere har nået.
Vilhelm Hammershøi kom frem i en tid med stærk kunstnerisk gæring og skarpe kunstpolitiske modsætninger, og han, "den fredeligste af fredsommelige", fik den skæbne at blive stridens æble mellem en uforstående offentlighed og vrangvillige autoriteter på den ene side og betydelige venner samt en kunstnerisk opposition på den anden side. Hans kunst virkede så ny og uvant at den forargede, men samtidig var Hammershøi straks fra første færd anerkendt af en lille kreds af kunstnere og kunstkyndige, blandt disse især oppositionens pennefører Karl Madsen.
Akademiet undlod at uddele præmie ved Neuhausens konkurs' 1885 hvortil Vilhelm Hammershøis debutarbejde var indsendt, og da Charlottenborg-udstillingen nogle år senere refuserede et par lige så fortrinlige arbejder af ham (således 1888 En ung Pige, der syer) blev dette en medvirkende årsag til dannelsen af Den frie udstilling og Vilhelm Hammershøi en af dennes seks stiftere 1891.
I de samme år fik Vilhelm Hammershøi en usædvanlig virksom mæcen i tandlæge Alfred Bramsen. Han købte sit første billede af Hammershøi 1888 og blev snart så interesseret at han satte, sig et livsmål i at gøre Hammershøi berømt ud over landets grænser. Bramsen sørgede for at Hammershøi blev rundeligt repræsenteret ved de store udenlandske udstillinger, arrangerede særudstillinger hjemme og ude, skrev om ham i den udenlandske fagpresse. Ved århundredskiftet afhændede han sin øvrige, fortrinlige malerisamling for udelukkende at hellige sig Hammershøi af hvis hovedværker han efterhånden erhvervede størsteparten.
Hans virksomhed for Vilhelm Hammershøi har dog mødt kritik fra folk der stod Hammershøi nær. Hammershøis billeder blev i øvrigt modtaget med virkelig beundring og stor anerkendelse overalt i udlandet (bronzemedalje på verdensudstillingen i Paris 1889, sølvmedalje sst. 1900, guldmedalje 2. kl. i München 1891, guldmedalje 1. kl. sst. 1909); udstillingen i Rom 191-1 fastslog hans europæiske ry (præmie: 10.000 lire; opfordring til at levere selvportræt til Uffizierne).
I videre kredse vandt Vilhelm Hammershøi indpas som "de stille stuers maler" med billederne fra sit hjem, de fleste malede i gamle huse på Christianshavn – stuer med hvide døre, nogle få udsøgte møbler og en enkelt figur, stundom et solstrejf gennem et vindue. Disse skildringer af det fornemme borgerlige interiør har vist sig at have større betingelse for at vinde udlandets forståelse som fortolkning af det særegne i dansk kultur end dansk malerkunst i almindelighed besidder.
Men Vilhelm Hammershøi sigtede i virkeligheden mod strengere idealer. Det er karakteristisk at nogle af hans interiører snarere er indendørs-arkitektur end stuebilleder (Støvkornenes Dans i Solstraalerne, 1900; Aabne Døre, 1905). De fører lige over i hans store arkitekturstykker (Christiansborg med Marmorbroen, 1890-92; Fr.borg, 1893; Kronborg, 1897; Asiatisk Compagni; Petri Kirke, 1907; Slotskirken, 1910). Disse udgør ligesom hans få men fremragende landskaber (Kongevejen ved Gentofte. 1892; Tirsdags-Skoven ved Fr.borg, 1893; Gentofte Sø, 1903) afsnit for sig i vor malerkunst.
Alligevel føles de som kun sideområder i hans produktion fordi de for en stor del beror på hans evne til abstraktion – den samme evne der hæver hans nøgne modeller så højt i plastisk henseende (fx Kunstmuseets, 1904), og som gør at hans farver (der for øvrigt i hans gode arbejder både har koloristisk fylde og indre glød) i et særligt tilfælde kunne blive til en festlig klang af hvidt, laksrødt og gyldent (interiør i Louis XVIs stil, Hirschsprungs samling). Den egentlige Vilhelm Hammershøi finder man i figurbillederne.
Ikke blot bliver den kunstneriske anspændelse stærkest, den plastiske form mest fremtrædende her, men der er i dem en ejendommelig selvfordybelse med nedslagne øjne – manden der stirrer ind i lyset (illustration til Poul Møllers Sonnet til Laura, 1899), Henry Bramsen med sin Cello, 1893, de fem mænds tavse samvær i isoleret kontemplation, 1902, (Thielska Galleriet), kunstneren der tegner sin hustru med ryggen til beskueren og bøjet hoved, Århus kunstmuseum 1898, den ensomme møntsamler, 1904.
Vilhelm Hammershøis skikkelser vender blikket bort, eller også stirrer de demonstrativt på beskueren som den stærke Willumsen og den ransagende Zahrtmann (portrætter 1901 og 1890). Man finder i Artemis, 1893-94, (kunstmuseet) en symbolsk selvbekendelse, en skyhed for sit eget selv der siger ikke så lidt om Hammershøis psyke. Han var som sindstype en søn af tusmørket og tågen, han var et menneske af den art der i den store verdens øjne kun findes i Norden, og havde format til at skildre det på monumental og almengyldig vis.
Vilhelm Hammershøis første udenlandsrejse gik til Holland og Belgien maj 1887. Derefter foretog han følgende rejser: til verdensudstillingen i Paris 1889 (hvor han traf Karl Madsen og L.A. Ring); over Holland til Paris sept. 1891-marts 1892; Norditalien okt.-dec. 1893 (på et mindre akademistipendium); til kunstnermødet i Stockholm juni 1897; over Holland til London okt. 1897-maj 1898 (for et akademistipendium); Italien okt. 1902-febr. 1903 (med understøttelse af kunstvenner; malede et Interiør af San Stefano Rotondo i Rom); England sept. 1904 (besøg hos sin ven og beundrer, pianisten Leonard Borwick); rejste okt. 1905 over Berlin, Kassel, Holland til London og blev der til ind i 1906 (Gadebillede ved British Museum); Firenze sept.-okt. 1907; London juni 1912 og nov. 1912–april 1913.
Han udstillede på Charlottenborg 1885-86, 1888-89 og Den frie udstilling 1891-1904, 1906, 1908, 1914-16; særudstillinger i Berlin okt.-nov. 1907, der blev en stor succes, kunstforeningen marts 1900, april-maj 1916 (i to afdelinger), jan. 1930.
Han blev medlem af akademiets plenarforsamling febr. 1909 og havde sæde i akademirådét fra dec. 1910 til sin død. Arbejder af ham ejer Kunstmuseet, Hirschsprungs samling, Århus museum, Nationalmuseum og Thielska galleriet i Stockholm, Göteborgs museum, Natiorialgalerie i Berlin og Tate Gallery, London.
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