3 Gallerivandring Efterår 2015 Nørrebro:
Galleri Oxholm, Sankt Hans Torv: Huset der Regner, Blaa Galleri
Galleri Oxholm, Ravnsborggade 5, 2200 KØBENHAVN N
Oxholm Gallery er et moderne kunstgalleri, som ligger i hjertet af Nørrebro i København, Danmark. Galleriet består af to showrooms: Galleriet ligger i Ravnsborggade 5, og Oxholm HALL beliggende i Ravnsborggade 6. Oxholm Galleri repræsenterer og montrer værker af up-and-coming såvel som etablerede kunstnere med både lokale og internationale baggrunde.
I sommeren og omkring jul udstille vi gruppe viser kombinere arbejde af flere af galleriets kunstnere. Alle udstillinger er åbne for offentligheden, men vi er mere end glade for at planlægge skræddersyede arrangementer specielt til dig, din kunst klub, virksomhed eller enhver anden gruppe.
Oxholm Galleri opererer nationalt og internationalt. Vi er eksperter i rådgivning private købere, virksomheder, institutioner og kunstforeninger. Hos Oxholm Gallery, mener vi, at kunsten skulle være en kilde til meningsfulde erfaringer og inspirere til at stille spørgsmål og yderligere at undersøge. Kunst kan være humoristisk, smukke, vilde, provokerende og udfordrende. Vi bestræber os på at arbejde tæt sammen med vores publikum og kunstnere.
OLE Tersløse - Blomster Børn
Udtrykket 'Blomsterbørn' blev opfundet i 1960'erne af den amerikanske beatnik digter, Alan Ginsberg (1926-97), der foreslog at uddele blomster som en gestus af fred.
I Ole Tersløse serie 'Flower Children', der består af 6 store computer genererede billeder trykt som lambda print udtrykket skal læses bogstaveligt. Som den tilbagevendende motiv, vi ser tilsyneladende harmoniske arrangementer af børn ved siden af ​​overdimensionerede planter.
Men tanken om fred og harmoni mellem uskyldige børn og natur ikke holde vand.
Et barn er optaget skære en blomst i stykker med en hæk clipper, og to af børnene gemmer sig bag eller inde i vækster, ligesom strudse, der ikke ønsker at blive opdaget eller afsløret. Vi snart indse, at "Slangen i Paradis 'er til stede i mange forklædninger.
Selvom børn synes naturligt i kraft af deres nøgenhed, de vises på nærmere eftersyn at være uhyggelige, kunstige objekter. De er ikke rigtige børn, men er lavet fra bunden i de samme computerprogrammer, der anvendes til at skabe specielle effekter til film såsom Ringenes Herre og Avatar. Men i modsætning til typiske Hollywood realisme, Tersløse aldrig forsøg på at skabe en perfekt illusion, og så hans børn er for perfekt og alt for "rene" til at være sandt.
Desuden hele opsætningen, med neutral baggrund og blød belysning, skaber associationer til kommercielle billeder af forskellige forbrugsgoder, hvor den afbildede objekt ofte gennemsyret af en aura af noget helligt og uopnåelig, men på samme tid er det stadig koldt og utilnærmelig.
Faktisk er der ikke længere noget fysisk eller originale stede i Tersløse s blomst børn paradis, fordi den er alle skabt i avancerede computerprogrammer. Ved at skabe denne falske paradis, Tersløse afslører vore forestillinger om en original, naturlig tilstand af uskyld som en kulturel konstruktion. Hans værker er mere om den virkelighed, der løber langs den såkaldte virkelighed. Han fokuserer på vores forståelse af virkeligheden, eller måske vores mangel på samme ...?
Ole Tersløse er oprindeligt uddannet som maler, men i de senere år har han primært har arbejdet med computer-manipuleret fotografering og visualisering i 3D computerprogrammer. Selvom hans værker kan ligne fotografier ved første øjekast, Tersløse bruger aldrig fotografering som grundlag for sit billedsprog; stedet, skaber han hvert billede fra bunden ved hjælp high-end 3d edb-applikationer. De uendelige muligheder for computergrafik har sat ham fri til at skabe værker og genfortolke og rekonstruere verden med et strejf af poesi og galskab.
Et interview med Ole Tersløse Jensen http://www.dejondemagazine.org/artist-ole-terslose-jensen/art/
Dit arbejde er meget unikt. Hvordan er det blevet modtaget af offentligheden?
Generelt har svaret altid været meget positive. Jeg har haft soloudstillinger i Los Angeles, Berlin, Paris og København og solgt til museer og offentlige samlinger i Danmark. Når mine værker er udstillet, folk synes altid fascineret, fordi de ikke kan se, om min computer er konstrueret billeder er manipuleret fotografi eller sirligt udførte malerier. Folk er forvirrede, og det gør dem gå ind i en diskussion på en større længde om mine tanker om de værker, og de emner, som billederne beskæftiger sig med eller blot mine kunstneriske mål i almindelighed.
Fortæl os noget om dine seneste design projekter. Hvilke udfordringer har du står over for, og hvordan har du håndtere det?
I virkeligheden har mit seneste projekt "Flower Children" været noget af en udfordring.
Jeg vil aldrig mine 3D computergrafik visualiseringer til at se alt for virkeligt, så mine gengivelser altid "lack" detaljer viser en forenklet "model verden" for perfekt til at være reel. , Denne gang ville jeg dog at gå et skridt videre i den retning. Jeg reduceret de visuelle "agenter" for kun to komponenter: et barn og en blomst. Jeg opgav de landskaber jeg normalt bruger som indstillinger eller baggrunde til mine scener, så denne gang mine karakterer "handle" i en anonym tom grå rum, der intet har med virkeligheden at gøre.
Alt dette virker meget simpelt, men på grund af denne enkelhed, jeg var nødt til at være meget opmærksom på de få elementer billederne består af. Hvert barn og anlæg måtte se "lige højre", så jeg var nødt til at forme dem på min computer-programmer igen og igen for at få dem til at se ud, som de burde.
De endelige billeder udskrives som "lambda prints". Et fotografisk procedure, hvor fotopapir udsættes med tre laserstråler hvilket resulterer i en meget levende farverum simpelthen fordi det indeholder flere farver end den sædvanlige inkjet print. Problemet er imidlertid, at den fotografiske proces er meget vanskelig at styre og mest kritiske farven er lys grå. Dette er den største farve af alle billederne i "blomst børn" -serien, så fotolaboratorium jeg brugte havde at gøre testudskrifter end et igen, indtil vi var tilfredse med farverne.
Hvad vil du overveje din mest succesfulde projekt, og hvorfor?
Faktisk føler jeg fristet til at nævne den "blomst børn" projektet en gang mere. Jeg tror, ​​at balancen mellem fremmedgørelse og realisme i denne serie er, hvad jeg har ledt efter, siden jeg begyndte at arbejde med 3D-computer visualiseringer, og nu har jeg endelig nået mit mål.
Jeg har udviklet en "kunstig fotografering", som beskæftiger sig med grundlæggende spørgsmål, vi har brug til ansigt, når vi bruger billeder som en måde at anerkende verden. Er billedet falsk eller ægte? Hvordan kan vi se det ikke er ægte? Kan vi "trust" billedet, hvis det kun er en meget forenklet model af den virkelige genstand?
Serien har fået en masse opmærksomhed. Det har været med i vigtige dansk kunst magasiner og i internationale online magasiner samt (Hvor er kunst og Yareah). Da det blev præsenteret på "Yareah" blev det delt 190 gange på Facebook inden for få dage.
Hvordan er du blevet interesseret i 3D computerprogrammer og manipuleret fotografering? Da jeg havde min træning som kunstner på Det Kongelige Danske Kunstakademi, jeg lavede malerier igen og igen uden at føle jeg var i stand til at gøre noget nyt. Sloganet "maleri er død" blev en trist omstændighed for mig, uanset hvor latterlige slogan lyder. Jeg havde simpelthen for at finde nye måder at udtrykke mig selv.
Gennem photoshop-manipulationer gjorde jeg min vej til den fantastiske verden af ​​3D-visualisering teknologi. Jeg fandt en mark, der var helt uopdaget i samtidskunsten. De edb-programmer, jeg bruger, er udbredt i filmindustrien, men ærligt, jeg tror, ​​de er for "tung" for de fleste af de kunstnere, der arbejder med fine kunst.
Jeg tror, ​​at jeg har fundet "et sted på min egen" inden for moderne kunst, og derfor jeg "slog sig ned".
Hvad er din designproces?
Jeg begynder med at lave små skitser på papir til at planlægge sammensætning og det overordnede udseende af den scene, jeg ønsker at oprette, ligesom en klassisk maler vil gøre. Så jeg begynde at gøre alle de elementer i billedet (mennesker, blomster, bygninger etc.) fra bunden i 3D computerprogrammer.
Når alle elementer er "bygget" de er malet med avanceret 3D-maleri programmer - programmer, så du kan male direkte på overfladen af ​​den digitale model du har lavet inde i 3D-programmet.
Når alle elementer er færdige, de er samlet i en scene, næsten som om de, når tegn i et spil på et teater, og så er de "gengives". 3D computerprogram gør en kunstig fotografi - en gengivelse - af scenen fra en bestemt kameravinkel. Den gengives billede gemmes i mindst to forskellige filformater og justeres i forskellige grafiske programmer som Photoshop og Photomatix.
Det endelige billede er lavet i Photoshop og er en blanding af flere filer, der indeholder varianter af den samme gengivelse. Derefter filen bliver så trykt og monteret bag glas på et fotolaboratorium jeg har samarbejdet med i flere år.
Hvad tror du gøre en stor 3D-kunstner og maler?
Mit svar er så simpelt som det kan være: at være en stor kunstner, skal du have originalitet, som de fleste kunstnere mangler. Hvis du kan få folk til at stoppe op og stirre og give dem indtryk af, at noget virkelig vigtigt der foregår i dine billeder uden at afsløre, hvad det egentlig er, så tror jeg du er en begavet kunstner.
Har du indarbejde maleri med dine motiver?
Nej, ikke rigtigt. På dette tidspunkt i min udvikling som kunstner, jeg vil have mine værker til at være så homogen som muligt, og derfor jeg ønsker ikke at blande mine 3D-gengivelser med malede ting. Men det er sjovt du spørger mig, fordi jeg har tænkt meget over at indarbejde malede detaljer, måske malede kulisser i mine værker, alligevel. Det kunne være en opgave for et kommende projekt, måske.
Hvor lang tid tager det for dig at skabe den sidste brik?
Normalt, 3 eller 5 uger, tror jeg. Men nogle gange er det tager meget længere tid. Når jeg tilbragte en måned prøver bare at gøre håret for en kvinde karakter. Programmet styrtede ned hver gang jeg forsøgte at gøre det på normal vis, så jeg måtte "snyde" og find en utraditionel fremgangsmåde til at gøre det.
Er der tidspunkter, hvor du opretter et stykke og er ikke tilfreds med det? Hvad er din tilgang til at skabe det stykke præcis den måde, du ønsker?
Ja, der er mange gange jeg er nødt til at kassere et værk. Men jeg tror ikke, jeg nogensinde har afsluttet et stykke den måde, det var ment til at se i første omgang. Billederne altid udvikle sig, når jeg arbejder med dem, men det mærkelige er, at jeg altid, om jeg er tilfreds med det endelige arbejde eller ej.
Interview af Derrick Dexter Jones

NIELS Corfitzen Gardens of Uniformerede Creatures
Der er ingen tvivl om, at Niels Corfitzen malerier er resultatet af daglige observationer af livet, og de begivenheder, der følger. I denne proces er det ikke usædvanligt, at der er en filtrering finder sted - der skaber kunstnerens identitet i universet, der repræsenterer forskellige billedkunst. Hans malerier mellemværender mellem en ambitiøs klassisk formsprog og mantraer fra en moderne kultur, som tematiserer den moderne og civiliserede mands liv og problemer, der ofte ligger i udsigten til en rådnende verden. Med sine unaturlige miljøer og farverige gallerier personligheder, kunstneren skaber en sindstilstand og en underliggende bekymring i forhold til vores traditionelle opfattelse af den klassiske oliemaleri.
På overfladen malerierne vises som små stillbilleder eller scener fra en selvoptaget og ruineret unge, der kæmper for publikum opmærksomhed. Et spil med lys og kontraster skaber en koncentreret tilstedeværelse og trække referencer tilbage til de store mestre som Edward Hopper, PS Krøyer og Antonio Lopez Garcia. Malerierne er skabt i mange lag, der tillader kunstner til at have en dialog med det arbejde, som det udfolder sig, hvilket får processen til at blive vist nøgen til iagttageren. Denne metode synes at skabe en pixeleret og teknologisk udtryk.
Niels Corfitzen (1980) voksede op i Sverige, omgivet af landets pragtfulde natur. Han har også boet flere år i England, men i dag har han sin base i København Danmark. Denne sammenstød mellem natur og kultur er ofte afbildet i hans værker. Niels har modtaget skolegang i kunst i hele sin ungdom, da kunstneren handel kører i familien linje, men bortset fra, at han er en autodidakt kunstner. Hans værker har været udstillet på museer i hele Skandinavien og er repræsenteret ved flere gallerier i Nordeuropa.
Han har også modtaget megen anerkendelse for de mange bestilt portrætter han har på sit CV, herunder den prisbelønnede portræt af den danske politiker Svend Auken fra 2009. Portrættet blev brugt som dække for biografien om Svend Auken - skrevet af Hans Mortensen.
Udstillingen slutter 1. november.

Sankt Hans Torv – Jørgen Haugen Sørensen Huset der Regner
Jørgen Haugen Sørensen, f. 3.10.1934, dansk billedhugger; bror til Arne Haugen Sørensen. Som autodidakt kunstner debuterede Jørgen Haugen Sørensen på Charlottenborg og KE (Kunstnernes Efterårsudstilling) 1954 og udstillede som medlem af Decembristerne 1956-75 og af Grønningen 1978-88.
Jørgen Haugen Sørensen arbejdede først med dyre- og menneskeskildringer. Derefter fulgte en række Slagtescener og andre bronzefigurer med organiske former, inspireret af bl.a. slagtede dyrs indvolde, som efterhånden blev løsrevet fra det naturalistiske, fx Dunkedyret (1961, Louisiana).
I løbet af 1960'erne eksperimenterede han med installationsagtige grupper af objekter som En bunke med tilskuere (bemalet glasfiber, 1971, Statens Museum for Kunst), og han lavede flere film s.m. fotografen Gregers Nielsen.
Derefter begyndte Haugen Sørensen at arbejde med sten og bosatte sig i 1975 ved marmorbruddene i Pietrasanta i Italien. I de følgende år udførte han en række skulpturer, hvor marmor i forskellige farver og sorter er kombineret, fx Den grønne pæl (1977, Birkerød), samtidig med at skulpturerne bygges op af flere dele med varieret forarbejdning, nogle glatte, andre ru.
Jørgen Haugen Sørensen har udført mange udsmykninger både i Danmark og i udlandet. De kan ofte opfattes som et angreb på den arkitektur, de er knyttet til; således synes en tungelignende form at gennembryde muren ved Danmarks Journalisthøjskole i Århus (1971-73). Denne bløde, organiske form er et karakteristisk element i mange af hans skulpturer, fx For glat til korset (1977, Glyptoteket), skulpturerne foran Københavns Universitet på Amager (1979) og De kantede bær' de glatte glidere (1984) ved muren omkring Assistens Kirkegård i København.
Ligesom i Huset der slikker solskin (travertin, 1980, Det Danske Institut i Rom) har han her anvendt geometrisk prægede former i kontrast til det organiske.
I 1990'erne har Jørgen Haugen Sørensen udført en række store, monokrome granitskulpturer, fx Vulgær Ophobning (1990-91, Karup Lufthavn). Han har arbejdet med en grå granit fra det portugisiske stenbrud Granitos de Maceira, fx i Huset der regner på Sankt Hans Torv i København (1992-93), der ligesom tre skulpturer til Lunds universitet (1994) består af kantede former med rå brudflader.
Glatslebne og polerede flader præger til gengæld den over 7 m høje granitskulptur Kolossen, der i 2011 blev opstillet i Kastrup Strandpark på Amager.
Jørgen Haugen Sørensen modtog Eckersbergs Medalje i 1969, Thorvaldsens Medalje i 1979.
OM værket - Huset der regner
Hovedværket fra 90’erne er den kæmpestore skulptur Huset der regner på Sankt Hans Torv i København, som han fik bestilling på fra Statens Kunstfond. Skulpturen, der blev hugget i de portugisiske granitbrud Marwao nær ved den spanske grænse, er, som titlen antyder, snarere en bygning, en fem meter høj og fire meter bred groft hugget granitkonstruktion med en vægt på omkring 50 tons. Fra en indre kerne med glatslebne flader stikker en række lange skråtstillede groft tilhuggede granitstænger vidt ud i luften og giver en stærk dramatisk effekt med asssociationer til skråtstillede geværløb eller til spanske ryttere, der står klar til kamp. Ja, hele skulpturen udstråler en stærk aggressivitet, vrede og sorg, som på en måde forstærkes af vandet, der om sommeren står i stærke stråler omkring granitkonstruktionen. Men vandet tilføjer samtidig skulpturen noget blødt og svalende, som tager brodden af aggressiviteten.
Skulpturen er tænkt sammen med hele pladsen og med de omliggende bygninger. Med sin tyngde og stærke udstråling giver den en tilstrækkelig modvægt til det urolige gadebillede og den ganske vist regulerede men stadig tunge og larmende trafik. Jørgen har i samarbejde med landskabsarkitekt Sven-Ingvar Andersson udformet det som en helhed til en oase, et opholdssted for Nørrebros befolkning. Med sit sociale engagement var det af stor betydning for Jørgen at kunne være med til at løfte netop denne del af København, hvorfra der gennem årene var udgået masser af demonstrationer og regulære opstande, senest urolighederne ved den sorte firkant i 1980’erne. Mens skulpturen endnu var under opstilling, og der stadig lå masser af løse brosten på pladsen, kom skulpturen til at levere ammunition til demonstranterne i slaget på Sankt Hans Torv efter EF-afstemningen. Skulpturen og ny-udformningen af pladsen gav anledning til en del diskussion, da den skulle stilles op, bl.a. var der kritik fra kredsen omkring Akademirådet, der ikke mente, at skulpturen passede til omgivelserne. Men Nørrebros borgere tog kunstværket og hele pladsen til sig – som et monument for bydelen, der aldrig sover, og som til enhver tid kan rejse sig i protest.


[bookmark: _GoBack]Blaa Galleri, Blågårdsgade 29, 2200 København
Med udsigt til Blågårds Plads ligger BLAA GALLERI og Blaa Værksteder. BLAA GALLERI er et galleri for samtidskunst med særligt fokus på unge og spirende talenter.  For at skabe liv og dynamik i og omkring galleriet, er der indrettet ni værksteder, hvor kunstnere og kreative sjæle inden for alle genrer, kan leje sig ind. Yderligere er vores vision at gøre kunsten mere tilgængelige for den almene befolkning. Vi vil derfor gøre os umage med at vise god unik kunst, som er til at komme i nærheden af økonomisk, kombineret med limited edition tryk og print.
Galleriet holder fernisering hver d. 1. fredag i måneden. Ferniseringerne er offentlige og alle er velkommen. Vi åbner gerne efter aftale. Vi glæder os til at se dig!

Gruppeudstilling OVERGANGE Eva Toft, Anders Bendixen, Michael Schiøler Tingsgård, Julie Greve Lindholm og Mads Rafte Hein. 23. Oktober – 31. Oktober.
Anders Bendixen: Konceptet er altid gennemtænkt hos Anders Bendixen, men hvor hans motiver ofte tidligere har været enkelte større objekter, hvis funktion var transformeret og hvis nytteværdi sat ud af spil, har der nu sneget sig flere objekter ind i samme værk. Samtidig får vi gengivet en helt realistisk fremstilling af de materielle genstande. 
Bendixen opererer bevidst med en klar dualisme i sine tegninger og collager, da han mener at vores eksistens både er baseret på det håndgribelige som fysiske genstande, og det mere sanselige som vores tanker, drømme og fantasi. 
Hverdagen består af mange praktiske gøremål. Vi børster tænder, tager tøj på, cykler på arbejde, laver mad, gør rent etc., men samtidig skal der også være tid og plads til pludselige indskydelser, fordybelse og kreativitet. 
De afbildede materielle objekter er alle ting som kunstneren selv har anvendt i løbet af en helt almindelig hverdag. De mere imaginære motiver stammer fra de umiddelbare indfald, der er kommet til Bendixen i dagligdagen og som så er blevet nedfældet på papir. Tegningerne er således en dagbog fortalt i billeder. Det er også forklaringen på hvorfor nogle af værktitlerne er datoer. 
Gennem et harmonisk samspil værkerne imellem, formår kunstneren således at stille den materialistiske virkelighed over for den dagdrømmende fantasi, så de tilsammen skaber en helhed. 
Det er desuden vigtigt for Bendixen at delagtiggøre beskueren i sin arbejdsproces og vise os den tid der er brugt på værket. Derfor er de små spor af rettelser og de hjælpestreger der er efterladt på det endelige resultat, et bevidst valg fra kunstnerens side. 
De farveopdelte logo-collager er noget helt nyt i Bendixens kunstneriske udtryksform, og ligesom tilfældet er med dagbogstegningerne, tager disse også afsæt i kunstnerens eget liv. Med logoerne understreger og tydeliggør han i endnu højere grad end tidligere det materielles betydning i vores hverdag. Aldrig før har genstandenes logo været afbildet i Bendixens værker, idet fokus har været på konceptet frem for det enkeltes mærke, men med logo-collagerne får vi serveret dem alle på én gang. 
Med disse farverige collager bevæger kunstneren sig atter over mod maleriet. En kunstart han for år tilbage lagde på hylden, for at beskæftige sig med collage og tegnekunsten. Det bliver derfor interessant at se, hvor Bendixen kunstnerisk set bevæger sig hen i den kommende tid.

Michael Schiøler Tingsgård: http://politiken.dk/debat/kroniken/ECE2333846/udenfor-er-solen-ved-at-gaa-ned/
Julie Greve Lindholm: Otte stykker pap. En gammel forfalden adresse på en sidegade til Jagtvej og et dusin jordfarver. Mere skal der ikke til, hvis man vil skildre 10érnes ensomhed og overlevelse på Nørrebro.
Pap er normalt noget, man forbinder med skrald og flytterod. Men på udstillingen Bjelkes Allé forvandler kunstneren Julie Greve Lindholm brunt komprimeret træfiber til kunst. 
Der bor stadig en mand på adressen, der lægger navn til udstillingen Bjælkes Allé. Han har boet der hele sit liv. I et gammelt hus med skæve dørtrin. Lugten af ensomhed hænger i husets rådne vægge. Men livet leves videre bag dørskiltet. Frakken hænger, hvor den skal. Loftet er stadig ved at falde sammen. Og de små rum ligner sig selv. Fuldstændig rodet til.
På otte stykker pap overmalet med grå-mørke nuancer portrætteres ensomhed og overlevelse i en forfalden bygning på Bjelkes Allé over for Assistents Kirkegaard på Nørrebro i København anno 2013. Helt enkelt. I den modsatte ende af fantsifuld pangfarve-kunst. Med enkelte iøjefaldende lysindfald. Udstillingen kan opleves frem til 24 februar.
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