1. Highlights SMK
Kvinder i Kunsten - foran og bag lærredet.


Kunsthistorien er baseret på myten om det frie, skabende geni – en rolle, som kvinder traditionelt set ikke har haft mulighed for at indtage.
Inden kvinder fik adgang til Kunstakademiet i 1888, havde de begrænsede rammer for billedkunstnerisk udfoldelse, og selv derefter fortsatte kunsthistorien med primært at blive skrevet af og om mænd, ligesom eftertidens museumsinstitutioner har haft tendens til at overse kvinderne.
Kvinders position i kunsthistorien har således typisk været som muse, æstetisk motiv eller erotisk objekt. Men der er heldigvis også andre historier at fortælle: om kvindelige kunstnere, erotiserede mænd og maskuline kvinder. Denne sal tematiserer normerne for kønnet i kunsten ved at vise eksempler på værker og kunstnere, der på forskellig vis bryder med disse normer.
Opmærksomme kunsthistorikere har i flere årtier problematiseret eksklusioner og hierarkier inden for faget, der baserer sig på kønsforskelle. I 1970’erne fokuserede kritikerne primært på den manglende repræsentation af kvinder i den kunstneriske kanon og arbejdede på at indskrive dem i den etablerede kunsthistorie. Men siden har flere feministiske kunstnere og teoretikere påpeget, at selve den kunsthistoriske fortælling stadig er grundlagt på myten om det det frie, mandlige geni – og at der i stedet må skabes rum for andre fortællinger. 
En kunsthistoriker som den engelske Griselda Pollock argumenterer bl.a. for at feministiske vinkler på kunsthistorien helt vil redefinere måden hvorpå vi arbejder med kunst. En sådan revurdering handler altså om andet og mere end kunstnerens biologiske køn.  
De kvindelige kunstnere gjorde sig fri fra en patriarkalsk tradition ved at uddanne sig til malere – og i flere tilfælde opnåede de endda en ligeså høj anerkendelse som mandlige kolleger. Det gælder fx Bertha Wegman, Anna Ancher og en mindre kendt kunstner som Holga Reinhard. I flere af deres portrætter skildres kvinder som individer med både ånd og hjerne – og ikke som figurer, der skal vække nydelse i kraft af deres nøgenhed. 
Det gør derimod værkerne med yndlingen, den androgyne unge mand, som motiv. De feminine drenge kan fortolkes som homo-erotiske idealer og bryder med kunstens vanlige erotisering af den nøgne kvindekrop, som fx hos Heinrich Eddelien og Ditlev Blunck, 
Det samme gør Kristian Zahrtmanns kvindefigurer, der fremstår maskuline og mandhaftige. Især Dronning Christina af Sverige overskred normerne for kvindekønnet på sin egen tid: hun fik næsten samme opdragelse og uddannelse som en dreng, og efter hun abdicerede og flyttede til Rom fik hun stor betydning som mæcen for kunst og videnskab. Desuden hed det sig, at hun ofte klædte og opførte sig som en mand, hvilket fascinerede Zahrtmann.     
Det er sjældent at se kvinder som helte eller hovedrolleindehavere i historiemaleriets genre, så her skiller værkerne af Leonora Christina sig ud. Zahrtmann selv, der med en aktuel betegnelse kan kaldes ’queer’, dyrkede dog de rent mandlige fællesskaber og mente ikke, at kvinder var i stand til at blive gode kunstnere.
Som bekendt har kvinder altid spillet en helt central rolle i billedkunsten – som modeller, muser, idealbilleder. Kvinden og det kvindelige har faktisk været et af de temaer, der har præget billedkunsten mest. Det kvindelige var som idé stærkt tiltrækkende, men de konkrete kvinder skulle helst ikke indtage nogen betydningsfuld rolle på kunstscenen. De skulle så at sige holde sig på den rigtige side af lærredet.
Stod de selv med paletten i hånden, var det nemlig småt med anerkendelsen fra kunstinstitutionen, og de fleste kunsthistoriske fremstillinger underbetoner kvindelige billedkunstneres betydning. Før år 1900 er kvindelige malere med succes i offentligheden en absolut undtagelse, og meget få af dem rangerer den dag i dag på det niveau for anerkendelse, som placerer dem i det, vi kan kalde den billedkunstneriske kanon. Først når man ser på mere detaljerede kunsthistoriske fremstillinger, hvor man kommer ud over de allermest anerkendte og altså kanoniske kunstnere, begynder kvinderne at dukke op. Man opdager så, at der faktisk har været mange i de sidste godt hundrede år. Mens der før 1860-70 så godt som ingen var. Som i litteraturen begynder kvindernes selvstændige kunsthistorie med Det moderne gennembrud.
Kun en enkelt fra disse 125 år vil vi nævne her, nemlig Franciska Clausen (1899-1986), der – som Anna Ancher - er en af de meget få internationalt berømte malere Danmark har. Hun var i 1920’erne elev hos en af Paris’ førende avantgardemalere, nemlig Fernand Léger (1881-1955) og har på flere områder med udgangspunkt i hans kubistiske maleri bragt international fornyelse ind på den danske kunstscene. Hun kan uden videre måle sig med periodens mest berømte mænd.
Før vi kommer frem til nutidens kvindelige billedkunstnere, vil vi fortælle om begyndelsen: da Det moderne gennembrud først i Frankrig og senere i Danmark overhovedet skabte betingelserne for kvindelige malere.
De kvindelige pionerer 
En af de første, der både nationalt og internationalt fik fuld anerkendelse, var den franske impressionist Berthe Morisot (1841-95). Hun havde det held at tilhøre et ukonventionelt miljø, impressionisterne, der begyndte deres enorme succes med faktisk at være udstødt fra det gode selskab – Paris’ årlige udstillinger, Salonerne. De skabte i 1870’erne det første virkeligt frie kunstnermiljø med en bohemisk livsstil, hvor det kunne lade sig gøre at være ambitiøs kvinde, at male for at gøre sig gældende på udstillinger og socialt at blive accepteret som kvindelig kunstner. Det hjalp desuden at være i familie med toneangivende mænd af nogenlunde tolerant tilsnit: Berthe Morisot var således svigerinde til Édouard Manet (1832-83). Hvis man ser på det kunstneriske forhold imellem dem, var det dog snarere hende der inspirerede ham end omvendt. Hun var mere radikal i sin stræben efter et moderne udtryk og regnes i dag for en af verdens fineste impressionister. Noget lignende ses i forholdet mellem billedhuggeren Auguste Rodin (1840-1917) og hans elskerinde Camille Claudel (1864-1943), men hun fik aldrig samme anerkendelse som Morisot og blev desuden efterhånden sindssyg. Først i de seneste årtier er hendes indflydelse på Rodin blevet mere eller mindre accepteret.
I Danmark ses en lignende tendens i forholdet mellem det danske par Michael (1849-1927) og Anna Ancher (1859-1935). Også her har eftertiden bedømt hendes værk til at være langt mere banebrydende og kunstnerisk radikalt end hans. I samtiden var disse kvinders kunstneriske karriere imidlertid besværlig, for mange havde samme negative indstilling til deres kunstneriske virke som maleren Vilhelm Kyhn (1819-1903). Og det skønt Kyhn selv var den første, der seriøst underviste den unge talentfulde Anna Brøndum. Han var hendes lærer det eneste sted, hvor hun kunne modtage undervisning i landet, nemlig på Tegneskolen for Kvinder i København. Kunstakademiet optog ikke kvinder. Da hun blev gift med Michael Ancher og havde fået datteren Helga i 1883, opfordrede Kyhn hende – talent eller ej - til at tage sin malerkasse, gå ned til stranden og søsætte den, eftersom hun ikke længere ville få brug for den. Nu skulle hun udelukkende være hustru og mor. Det ville hun som bekendt ikke, og det må siges at være historiens ironi, at Kyhn i dag primært er kendt for at have været Anna Anchers lærer.
Karakteristisk for tiden og stemningen var det som sagt, at de kvinder der lykkedes bedst med deres kunstneriske karriere ofte var gift med betydningsfulde mandlige kunstnere – Michael og Anna Ancher er blot det mest kendte malerægtepar, men faktisk var der mange kunstnerpar i og omkring den periode vi kalder Det moderne gennembrud: Ægteparret Anna (1870-1914) og Fritz (1862-1939) Syberg, Agnes (1862-1937) og Harald (1864-1937) Slott-Møller og Marie (1867-1940) og P.S.(1851-1909) Krøyer. Det er langtfra tilfældigt, for netop en kunstnerisk anerkendt, og velvilligt indstillet ægtemand kunne være en helt nødvendig støtte i et erhverv, hvor kvinder stort set blev udelukket. Derudover hjalp det, hvis kvinderne holdt sig til, hvad man kunne kalde en traditionelt kvindelig motivkreds. Hjemmets gøremål, det intime liv, børn og dyr var yndede motiver for rigtig mange af tidligere generationers kvindelige malere.

Fernand Léger (1881-1955), Kvinde med vase, 1924.
En kvinde med en rød vase i armene er gengivet strengt frontalt og med en lineær præcision, der giver billedet et klassisk og monumentalt præg.   Ansigtet er tomt, kroppen er stiv og brudt op i dele. Kvindens kjole har form som en stabil dorisk søjle. Paletten er enkel og alene sammensat af blå, rød, hvid og sort på en lysegrå baggrund.
Værkets universelle karakter
Forenklingen af former og farver giver billedet en universel karakter. Kvinden er en slags idealfigur, der er renset for specifikke træk og hævet over tid og sted.
Nyklassicistisk tendens i Paris
Efter første verdenskrig skyllede en nyklassicistisk tendens ind over Pariserscenen. Oven på krigens traumer søgte mange kunstnere, herunder også Pablo Picasso og Henri Laurens, tilbage til klassiske stiltræk som et visionært billede på en ny tid af sammenhæng, orden og social harmoni.
Fernand Léger, 1881-1955, fransk billedkunstner. Léger var en af kubismens store pionerskikkelser i årene op til 1. Verdenskrig. I 1909 sluttede han sig til Picassos og Braques analytiske kubisme, og han udviklede snart sin egen variant, der bl.a. var kendetegnet ved brugen af klare spektralfarver, fx Trappen (1914, Moderna Museet, Stockholm). I stadig tiltagende grad formgav han sine billeder, så de kom til at ligne maskindele i mekanisk bevægelse. Hans stil er siden blevet betegnet som tubisme (pga. de cylindriske former) eller som maskinkubisme. Et karakteristisk eksempel er Skiverne (1918, Musée d'art moderne de la ville de Paris).
I 1920'erne blev hans billeder generelt mere figurative, og formen fik et klassiciserende tilsnit, fx Kvinde med vase (1924, Statens Museum for Kunst). I 1930'erne anvendte han mere organiske former, og så sent som i 1950'erne fornyede han sit formsprog ved at lade sort konturerede figurer og nonfigurative farveflader overlappe hinanden i et ejendommeligt mod- og samspil. Et berømt eksempel er Den store parade (1954, Guggenheim Museum, New York).
Léger var primært maler, men eksperimenterede i perioder på andre felter, bl.a. som filmkunstner med Ballet mécanique (1924, Den mekaniske ballet). På sine ældre dage var han tillige produktiv som skulptør, og han grundlagde i 1949 i Biot et keramisk værksted, der efter hans død blev omdannet til museum for hans kunst. Fra 1924 til sin død drev han egen kunstskole i Paris, som tiltrak elever fra mange lande, deriblandt danskerne Franciska Clausen, Helge Refn, Rita Kernn-Larsen og Asger Jorn.


Edvard Munch, Aftenpassiar, 1889. Dansk og Nordisk Kunst Sal 221
Munchs livslange optagethed af ensomhed og psykologisk forkrampede kærlighedsforhold tog sin begyndelse med dette store maleri, der med hans egne ord rummer mennesket, der "ånder og føler, lider og elsker."
En fortælling om fravær og ensomhed
I sommeren 1889 slog Munch sig ned ved Åsgårdstrand, en fiskerby på vestsiden af Oslofjorden, der allerede var kendt for sin koloni af Kristiania-bohemer. Her iscenesatte han sin fortælling om fravær og ensomhed med teaterkritikeren Sigurd Bødtker (1866-1928) og sin yngste søster, Inger, som modeller.
En illusionsløs kvinde
Portrætligheden er dog uden betydning, og Munch har gjort Inger betydeligt ældre end sine 21 år. Hun fremstår som en midaldrende, illusionsløs kvinde – en tavs monolit, der med sit tillukkede kropssprog leverer et isnende modspil til den poserende æstet.
Munchs opbrud fra naturalismen
Maleriet er et tidligt eksempel på Munchs opbrud fra naturalismen. Farven er flere steder lagt på i hurtige, transparente penselstrøg. Dertil kommer det dristige træk at arbejde med en markant lodret halvering af billedfeltet, hvor kontrasten mellem det åbne solbeskinnede landskab og det dunkle verandaparti på symbolistisk vis anvendes til at formidle en fortættet stemning.
Munch-museet i Oslo blev åbnet i 1963, hundrede år efter Edvard Munchs fødsel.
Bygningen er tegnet af arkitekterne Gunnar Fougner og Einar Myklebust. Sidstnævnte var også arkitekt for en betydelig udvidelse og restaurering, indviet i 1994 på 50-årsdagen for Munchs død. Mens det oprindelige museum blev finansieret af overskuddet ved driften af Oslo Kinematografer, blev det sidste byggetrin for en stor del finansieret ved en kontrakt med det japanske selskab Idemitsu Kosan co. Ltd.
Museet er skabt på basis af Edvard Munchs testamentariske gave til Oslo kommune, omfattende omkring 1.100 malerier, 15.500 grafiske blade fordelt på 700 motiver, 4.700 tegninger, samt seks skulpturer. I tillæg kom næsten 500 trykplader, 2.240 bøger, notesbøger, dokumenter, fotografier, værktøj, rekvisitter og møbler. Munchs omfattende brevsamling blev senere testamenteret til museet af hans søster, Inger Munch, sammen med et betydeligt antal originalværker, særlig fra 1880-erne.
Denne gave, andre gaver og byttehandel har gjort, at over halvdelen af Munchs malerier, samtlige grafiske motiver og alle eksisterende trykplader i dag er i museets eje. Dette sætter Munch-museet i en særstilling internationalt og giver et godt grundlag for specialudstillinger i museet og en udstrakt udstillingsvirksomhed over hele verden.
Forholdene er også lagt godt til rette for forskere og studenter fra ind- og udland gennem overskuelige og tidssvarende magasiner og et veludstyret fagbibliotek.
Museet omfatter blandt andet udstillingslokaler, foto- og konserveringsatelierer, kontorer, bibliotek og magasiner. Centralt i museet ligger foredragssalen, som også bruges til udstillinger, koncerter, teaterforestillinger og filmfremvisninger, og i det nye indgangsparti mødes publikum af en righoldig museumsbutik og en hyggelig café.
Edvard Munch's sister, Inger, (born 1868)was a piano teacher, but she was also a capable photographer. Edvard Munch hailed his sister's photos. She was probably very interested in design from the Aker River, starting with Maridalsvannet to Bjørvika harbor in Oslo. She made ​a book "Aker River", which was released in 1932. Inger Munch bequeathed at her death in 1952 approx. 200 negatives to Oslo City Museum. Among them are the negatives to most of the pictures in the book from Aker River. It is clear that Edvard Munch encouraged her often and brought positive remarks in many of his 506 letters that he sent to his sister.
Munch (1863-1944), norsk maler, opvokset i Kristiania (Oslo) hvor familien boede en række forskellige steder. I 1875 flyttede de til Grünerløkka, som den gang var et nyt boligområde i stadig vækst. Hans mor døde af tuberkulose i 1868, efter at have sat fem børn i verden i løbet af omkring seks år, og børnene var også sygelige. Den ældste, Sophie, døde af tuberkulose i 1877, og den et år yngre Edvard var også flere gange alvorligt syg. «Sygdom, galskab og død var de sorte engle, der stod vagt ved min vugge, og som siden har fulgt mig gennem livet,» skrev han selv om sin opvækst.
17 år gammel bestemte Edvard Munch sig for at blive maler, og i de følgende år tegnede og malede han ivrigt i Kristiania og nærmeste omegn. Sammen med 6 jævnaldrende kolleger fik han i 1882 vejledning af den noget ældre Christian Krohg. I 1880 tallet havde Munch nær kontakt med den såkaldte Kristianiaboheme, og blev bl.a. påvirket af Hans Jæger. Det var ikke mange af de samtidige forfattere, der vovede at følge Jægers krav om at beskrive deres eget liv, men Munch malede en serie billeder, der netop hentede deres motiver fra hans egne erfaringer. Senere formulerede han også en række opfattelser af malerkunsten, der viser et meget nært slægtskab med Jægers ideer.
Selv om Munch næppe var særligt politisk interesseret, er det værd at bemærke at hans berømte billede «Skrig», antageligt tegnet af ham selv, prydede Social-Demokratens 1. maj nummer i 1898. Tegningen var anvendt som illustration til Nils Collet Vogts første maj sang «Den var vor denne jord ... »
Efter at have opholdt sig i Frankrig i tre år på et norsk statsstipendie, samlede Munch i efteråret 1892 alt hvad han havde af færdige malerier, samt flere skitser og udkast sammen, og udstillede dem i Kristiania. Han blev inviteret til at vise udstillingen i Berlin senere på efteråret, og dette blev en af kunsthistoriens store skandaler. Berlins reaktionære borgerskab fandt hans billeder direkte anstødelige, og forlangte at udstillingen måtte lukkes. Det blev den også - efter bare en uge. Kunstnerforeningen i Berlin som arrangerede udstillingen, blev splittet på grund af denne episode, men for Munch betød det en form for internationalt gennembrud.
I 1890'erne skabte Munch de billeder, som han efterhånden kom til at kalde «livsfrisen». En serie billeder der fremstiller kærlighed, sygdom og død. Grundlaget for billederne er hans egne oplevelser, men det private er omformet til storslagne udtryk for menneskets sorg og lidelse, angst og fortvivlelse. Billederne var for Munch en måde at meddele sig til andre mennesker på. For at opnå større spredning begyndte han i midten af 1890'erne også at lave grafiske versioner af de vigtigste motiver. Han mestrede de grafiske tekniker forbavsende hurtigt, og blev snart anset som en af tidens ledende grafikere. I dag er Munchs grafik et spekulationsobjekt, der omsættes til skyhøje priser over hele verden, men for ham var grafikken først og fremmest en mulighed for at nå ud til et bredere publikum.
Efter år 1900 sker der en forandring i Munchs kunst, bort fra 1890'ernes dvælen ved enkeltmenneskets sjælelige problemer, mod en mere udadrettet gengivelse af mennesker og natur. I 1907 og 1908 malede han flere billeder, der tydeligt viser en fornyet interesse for arbejdernes og almindelige folks liv. Endnu tydeligere ser vi dette i enkelte billeder fra 1909-10, da han slog sig ned i Kragerø, efter et længere ophold på en privat nerveklinik i København. Foruden udkastene til Aula-dekorationerne malede han nu sine første virkelig store og betydningsfulde billeder med arbejdere som motiv; En kraftfuld gengivelse af de stærke og selvbevidste daglejere, som han bl.a. havde truffet i bygderne omkring Tinnsjø i Telemark. Den tidligst fuldførte udgave af maleriet «Arbejdere i sne» er havnet i en museumskælder i Tokyo. En noget senere version befinder sig på Munchmuseet i Oslo. I 1920'erne lavede han også en skulptur af hovedgruppen fra dette billede.
Mellem 1913 og 1915 lavede han en ny stor komposition: «Arbejdere på hjemvejen», hvor vi ser industriarbejderne som trætte og udslidte strømmer ud af fabrikken. Som en uophørlig strøm kommer de gående mod os, praktisk talt lige ud af billedet. I 1920 malede Munch en ny udgave af dette motiv: Arbejderne som strømmer ud fra Eurekas Mekaniske Verksted på Skøyen. Året efter fik han til opgave at lave dekorationer til Freia Sjokoladefabrikk på Rodeløkka, og han lavede da udkastet til 12 felter til den største spisesal, og 6 felter til en mindre sal. Felterne til den mindre sal viser arbejderne, der strømmer ud fra fabrikken og går gennem byens gader på vej hjem, og arbejderne i fritiden sværmende i Studenterlunden eller på tur til Grefsenåsen. Desværre besluttede Freia kun at købe de 12 felter til den største spisesal.
Senere i 1920'erne tog Munch atter tanken op om at lave en sådan «arbejderfrise», men nu som dekoration til det planlagte rådhus i Oslo. Samtidig malede han også en række billeder af bygninger under opførelse, og han lavede en mængde skitser, hvor selve opførelsen af rådhuset var tænkt som hovedbilledet i en sådan dekoration. I andre udkast tog han atter motivet «Arbejdere i sne» op, og satte det ind som midterfelt i en større komposition. Munch fik imidlertid aldrig nogen endelig bestilling på dekorationer til rådhuset, og fik dermed heller ikke realiseret sin tanke om at lave en ny frise viet til arbejdernes liv, som et modstykke til ungdommens «livsfrise».
Sin sympati for socialistiske ideer har Munch givet udtryk for mange gange, men klarest har han måske formuleret det i et brev fra 1929, til den svenske museumsmand Ragnar Hoppe: «Mon ikke det lille format snart vil trænges tilbage. Det er med sine store rammer dog borgerlig kunst beregnet til dagligstuer. Det er en kunsthandlerkunst, og det har fået sin magt efter den borgerlige sejr i den franske revolution. Nu er det arbejdernes tid. Mon ikke kunsten atter vil blive alles eje? - og atter få sin plads i de offentlige bygninger på store vægflader.»

Anna Ancher: Interiør med en ung pige er fletter sit hår:
Anna Ancher, Anna Kirstine Ancher, 18.8.1859-15.4.1935, dansk maler. Med sine evner som menneskeskildrer og som kolorist regnes Anna Ancher som en af den danske malerkunsts virkelig store kunstnere. Hun var født og opvokset på Skagen, datter af købmands- og kroholderparret Ane Hedvig og Erik Brøndum.
Her fik hun tidligt kontakt med billedkunsten gennem de malere, der i kortere eller længere tid slog sig ned for at arbejde; blandt dem var Michael Ancher, som hun giftede sig med i 1880. Familien havde i tre år (1875-78) ladet hende tage undervisning på Vilhelm Kyhns malerskole i København, så hun kunne udvikle sit talent.
I sommeren 1879 blev Skagen ved et tilfælde mødested for malere, som havde rejst i Europa, bl.a. nordmændene Christian Krohg og Frits Thaulow, der var optaget af de nye strømninger, som gik i retning af en sandere skildring af virkeligheden (se Skagensmalerne).
Det viste sig nu, at Anna Anchers talent lod sig forløse af den nye kunsts idealer, og det følgende forår debuterede hun på Charlottenborg med Lars Gaihede snitter en pind (1880, Skagens Museum), et kunstværk, hvis realisme var stærkere end vanligt i samtidens maleri.
De følgende somre i 1880'ernes begyndelse kom stadig flere kunstnere til Skagen for at dyrke friluftsmaleriet, og det længe ventede nybrud i skandinavisk maleri blev skabt i et fællesskab, hvoraf Anna Ancher var en vigtig part med arbejder som Blind kone, Blå Ane (1882, Skagens Museum) og Pigen i køkkenet (1883-86, Hirschsprung).
Anna Ancher malede helst enkle motiver både fra skagboernes hverdag og fra sit eget familieliv, herunder portrætter af moderen, af Michael Ancher og datteren Helga.
Men efter et halvt års ophold i Paris satte hun sig også for at løse større opgaver med en mere kompliceret komposition, fx En begravelse (1891, Statens Museum for Kunst) og Et missionsmøde (1903, Skagens Museum).
Imidlertid viser hendes olieskitser, som først for alvor er blevet kendt efter hendes død, hvor intenst optaget hun var af at udforske farven og lyset, og hvor stærkt og gribende hun kunne skildre fiskerbefolkningen, især børn og gamle; disse skitser findes bl.a. i Michael og Anna Anchers Hus i Skagen, der åbnede som museum i 1967. Her findes også hendes æsker med pastelfarver bevaret. En undersøgelse af hendes pastelmaleri (publiceret 2008) har givet værdifulde oplysninger om, hvordan hun opnåede de raffinerede farvevirkninger, hun er kendt for.
Anna Ancher havde det for kvinder af sin generation sjældne held at nyde respekt for sin faglighed, ikke blot hos sin ægtefælle, men også hos andre malere, og med sin egen families støtte kunne hun undgå de fleste huslige pligter. Hun rejste sammen med sin mand (bl.a. til Wien 1882 og Paris 1885 og 1889), udstillede regelmæssigt, og hendes maleri har ofte repræsenteret dansk kunst i udlandet.
I 1904 modtog Anna Ancher Eckersbergs Medalje, i 1913 Ingenio et Arti.
En impressionistisk maler
Sammen med Theodor Philipsen (1840-1920) betragtes Anna Ancher som den betydeligste impressionistiske maler i dansk kunst. Men i modsætning til de franske impressionisters forbundethed med det moderne liv maler Ancher sine billeder fra periferien af det moderne: fra Skagen, Danmarks udkant, snarere mod end med det hektiske, flygtige og øjebliksbetonede.

Franciska Clausen
Impressionismen bragte dagligdagen i centrum, og kvindernes kunst blomstrede; det ved vi alt om.
Mændenes hævn var avantgardismen. Efter euforien i sidste halvdel af 1800-tallet fulgte de stilistiske eksperimenter baseret på teorier omkring virkelighed og illusion, kunstens rolle, samfund og teknik: Kubisme, futurisme, konkretisme osv., hvor kun et fåtal kvinder, som havde partner- eller familieskab med ledende mandlige kunstnere, fandt vej og gjorde sig bemærket.
Her kunne også Francisca Clausen have været inkluderet. Hendes ungdomsår blandt kernen af avantgarden i Berlin og Paris resulterede i en radikal, konkret kunst med surrealistiske elementer, men da hun i 1932 vendte hjem til Danmark, blev hendes modernisme ugleset, og det så meget lettere, fordi hun var kvinde.
Tegning af skruen: Billedets centrale motiv er en stor skrue, hvis form er behandlet i et stramt geometrisk sprog. Skruens plastiske form står i kontrast til kompositionens plane orden, og samtidig føjer dens maskinelle karakter sig harmonisk ind i den nonfigurative sammenhæng.
Billedets geometri Serpentinebevægelsen hvirvler en kraft ud gennem skruens spids, der forplanter sig til omgivelsernes dele for at samle sig igen i dens top, og billedgeometrien danner et kredsløb, der giver mindelser om en maskines gentagne bevægelser.
Den konstruktive kunst: Franciska Clausen boede i 1920’erne først i Berlin og siden i Paris, hvor hun studerede hos og arbejdede sammen med flere af den konstruktive kunsts pionerer som László Moholy-Nagy (1895-1946) og Fernand Léger (1881-1955). Især undervisningen på Légers kunstskole Académie Moderne fik stor betydning for hende. 
Inspirationen fra Léger: Léger foretrak det moderne industrisamfunds forenklede genstande i sine opstillinger, og han troede på, at billedet kunne danne udgangspunkt for nye sammenhænge i samfundet. Hos Franciska Clausen viser synspunktet sig i en gruppe opstillinger med maskindele, hvor billedelementerne er reduceret til geometriske grundformer. 
Hun var den eneste af de tidlige danske modernister, der kom ind i inderkredsen af den internationale avantgarde og satte sit præg på den.

Astrid Noack, Stående kvindefigur, 1944:
På trods af 2. verdenskrig bevarede Astrid Noack troen på menneskeheden. Hun var som andre kunstnere i tiden overbevist kommunist og opgav ikke håbet om fred og fællesskab.
Skulpturernes ideologiske overbevisning
I hendes skulpturer kom denne overbevisning til udtryk i menneskeskikkelser, der med stor værdighed viser en åbenhed mod verden. Stående kvindefigur er en oprejst figur hvilende i sig selv med det ene ben let bøjet, armene ned langs siden og dog med brystet og ansigtet løftet i et frit åndedrag. Spændt og alligevel i ro. 
Den ægyptiske og arkaisk græske skulptur
Der hersker en monumental frontalitet i Noacks formsprog præget af inspirationen fra ægyptisk og arkaisk græsk skulptur. Massen er det afgørende. Bevægelsen bliver kun antydet gennem små forskydninger i linjerne. Et bøjet knæ og en hånd knyttet om et løsthængende klæde er nok til at puste liv i skulpturen.
Fåret som inspiration
Astrid Noack arbejdede sig fra kernen og ud mod en vibrerende overflade. Hun har selv fremhævet fåret som en væsentlig inspiration. Blot ved at se på fårets uld mærker man kropsvarmen og får et indtryk af hele dyrets vægt. Eller sagt med andre ord: Formen kommer ikke udefra, men skal fremelskes indefra.
Astrid Noack, 1888-1954, dansk billedhugger. Astrid Noack var uddannet som billedskærer 1906-10. Hun opholdt sig 1920-32 i Paris, hvor hun fra 1926 var elev af Adam Fischer, Charles Despiau og Paul Cornet (1892-1977). Betydningsfulde venskaber opstod her med både danske og franske kunstnere. Miljøet, studiet af egyptisk, arkaisk græsk, romansk og gotisk kunst, forenet med en helt personlig formopfattelse var grundlaget for hendes kunstneriske udvikling, der i det ofte gentagne motiv "det oprejste menneske" arbejder med spændingen mellem hvile og bevægelse, fastholdt i en stram og fast form. Det gælder fx statuen af Anna Ancher fra 1939 (i bronze ved Skagens Museum, Statens Museum for Kunst og Holstebro Kunstmuseum). Foruden helfigurer som Stående kvinde (træ, ca. 1939-45, Göteborgs konstmuseum; medtaget i Kulturkanon), Det korsfæstede menneske (1943-45, refugiet i Løgumkloster) og Ung mand der planter et træ (1944-52, i bronze på Kunstmuseet i Tønder) har hun skabt mange portrætbuster.
Flere af Astrid Noacks værker er opstillet i offentlig sammenhæng, især i Holstebro, hvor der tillige på kunstmuseet findes en stor studiesamling med hendes udkast og arbejder. Fra 1933 var hun medlem af Grønningen, og hun modtog både Eckersbergs Medalje og Thorvaldsens Medalje (1940 og 1954).
Astrid Noacks atelier i baghuset til Rådmandsgade 34 på Nørrebro i København - hvor hun boede og arbejdede under primitive forhold i perioden 1936-50 - blev midlertidigt genåbnet i 2010 med en udstilling af hendes værker og billeder fra hendes liv med henblik på en bevaring af stedet.
Astrid Noacks Legatfond blev stiftet i 1955 til forvaltning af hendes kunstneriske arv. Fonden har deponeret en lang række af Astrid Noacks værker på Holstebro Kunstmuseum og har siden 1983 med jævne mellemrum uddelt et legat.

Kirsten Christensen, 4 værker:
I Kirsten Christensens ofte farvestærke og pågående, gennemarbejdede, figurativt orienterede kunst behandles de afgørende problemstillinger i tilværelsen. Liv og død og klodens fremtid. »Af kærlighed til naturen eller snart er der ikke flere hvaler« hedder således et centralt værk i form af en udsmykning fra 1982 til Hjortespring Bibliotek.
I andre arbejder bevæger hun sig rundt i det store univers som ses i nær forbindelse med hendes eget. Et par større keramiske serier behandler således dels samlivet med den nu afdøde mor og dels et alvorligt sygdomsforløb, kunstneren selv måtte gennemleve. Smerten og længslen er gennemgående temaer i hendes arbejder, der rager højt op i samtiden.
Kirsten Christensen er ikke en kunstner, der lever op til tidens ideal om almindelig strategisk tænkning. Som for eksempel ved at fremstille en kunst, der lever op til forestillingerne om, hvad samtidskunst bør være, hvis man skal følge den internationale mainstream. For Kirsten Christensen er livet og kunsten alvor, og hun arbejder med resultater til følge, der gør hendes form og tanke respektindgydende vedkommende. Fra hendes værk går man ikke upåvirket, for hun formår at gøre personlige konflikter almenmenneskelige. Og omvendt.
Kirsten Christensen er uddannet på både Kunsthåndværkerskolen og Kunstakademiet, og hun debuterede på Kunstnernes Efterårsudstilling i 1969. Hun er medlem af Den Frie Udstilling.

Elisabeth Toubro, skulptur uden titel, 1985:
Elisabeth Toubro, f. 1956, dansk billedkunstner; uddannet på Kunstakademiet 1982-86. Med minimalismen som en af sine forudsætninger var Elisabeth Toubro et hovednavn i den gruppe yngre kunstnere, som i 1980'erne stod for en original fornyelse af dansk skulptur med vægten lagt på fortælling, hyppigt om Grønland, og en udpræget stoflig behandling af de ofte utraditionelle materialer.
*1956, billedhugger. *8.12.1956 i Nuuk.

Forældre: seminarielærer Niels T. (1920-76) og overlærer Kaja Gylding (1918-93).
~19.9.1995 med kunstmaler Leonard Walter Forslund, *23.12.1959 i Landskrona, Sverige, s. af kirkekantor Leroy Walter F. og ekspedient Gerd Maj-Britt Ekman.
Børn: Adrian (1988), Iselin (1990), Franciska (1994).

ET voksede op i et lærerhjem i Grønlands største by Nuuk (Godthåb). Som 17-årig kom hun til Danmark, hvor hun i 1977 tog HF-eksamen fra Høng Studenter- og HF-Kursus. 1979-86 studerede hun på Kunstakademiet. Sammen med billedhuggere som Henrik B. Andersen, Morten Stræde, Elle Klarskov Jørgensen og Øivind Nygård blev hun en af de nye teoretisk funderede billedhuggere, som havde deres rod i Hein Heinsens skole på akademiet. Parallelt med det vilde maleris fremkomst i Danmark i 1980’erne opstod en helt ny bevægelse i skulpturen. Hvor der for malernes vedkommende var tale om en hastig tid, om hurtigt udførte malerier, arbejdede billedhuggerne på et mere langsomt og mindre medieovervåget plan. Præget af filosofiske debatter om det postmoderne samfund satte de fokus på det æstetiske element i kunsten og pegede på en tilbagevenden til og en respekt for formen. Den nye skulptur var heterogen, dvs. at man arbejdede med formen som punkter af varierende intensitet, hvilket betød, at skulpturen ikke mere kunne samles og forstås i ét blik, men skulle læses som en fortælling. Kunsten var kunstig og skulle ikke mere som i 1970’ernes sociale skulpturopfattelse forklare samfundet, men i stedet fastholde kunsten som et unikt erkendelsesrum. Dette indebar også en venden sig mod traditionen og en vilje til at tænke med kunsthistorien.

Udstillingen Inertia min elskede, som ET viste i 1983 sammen med Stræde og Nygård, var signifikant for den nye skulpturopfattelse, der nok inddrog aspekter af minimalismens serielle arbejdsform, men samtidig pegede på skulpturens evne til at gå på tværs af strukturer og arbejde med flere tider på en gang samt indlejre betydninger og referencer til traditionens rum. Desuden har ET deltaget i væsentlige skulpturudstillinger som Skulpturens tid på Sophienholm 1987, Figurfald på Brandts Klædefabrik 1992 og Juxtaposition på Charlottenborg 1993. Hun har haft flere separatudstillinger, bl.a. i USA, hvor hun 1994 udstillede i New York på D.C.A. Gallery og 1998 på Indianapolis Museum of Art. Karakteristisk for hende har været, at hun har arbejdet med et serielt, men dog samtidig viltert knopskydende princip som fx i værket En konstruktion af en mulig omend løsagtig skulptur, 1991. Hendes skulpturer har strakt sig ud i rummet efter en ofte uigennemskuelig logik, som fortællingen, der spinder sine tråde og metaforer. Bogstavet og det skrevne ord har været hyppige figurer i hendes arbejder, der på mange måder kan karakteriseres som litterært funderede. Metamorfose, forvandling og fortælling har været nøgleord i hendes arbejde, som fx i værket Søjlekonstruktion fra 1995, hvor søjlens form gav anledning til en nærmest muterende søjlevækst. Hendes værker har været beslægtet med især barokkens arbejde med form og tid, men materialerne har været den moderne tids: glasfiber, flamingo, vinyl, metal og pvc. I 1992 deltog hun, bl.a. sammen med maleren •Dorte Dahlin, som assistent på den amerikanske arkitekt D. Liebeskinds projekt på arkitektskolen.

Hvor ET i de tidlige år arbejdede bevidst med skulpturens træghed og modstand, vendte hun sig i midten af 1990’erne mod en udforskning af den offentlige skulpturs vilkår i en hastig verden. Skulpturen set i farten, fra bilvinduet, blev et incitament for hendes arbejde med den store skulptur til Søren Kierkegaards Plads ved Det Kgl. Biblioteks nybygning, Den Sorte Diamant, indviet i 2000. I kraft af den centrale og symbolske placering ved en af nationens største kulturinstitutioner har opgaven betydet en væsentlig anerkendelse af ET, en anerkendelse, der ikke er blevet mange danske kvindelige kunstnere til del. ET var 1992-94 lektor ved Kunstakademiet, og siden 1995 har hun været ansat ved Center for Urbanitet og Æstetik på Kbh.s Universitet. Hun har modtaget flere legater, bl.a. Statens Kunstfonds treårige arbejdslegat 1988, Einar Hansens Forskningsfonds stipendium 1988, Anna Klindt Sørensens Fonds legat 1991, Martha og Paul René Gauguins Legat 1992, og i 1999 Eckersberg Medaillen og Anne Marie Telmányis Legat. Fra 1999 har hun været medlem af Akademiet for de Skønne Kunster og Kulturministeriets udvalg for kunst, design, arkitektur og konservering.

Hanne Nielsen & Birgit Johnsen, Afrivning af løg, 1995 Video (6:27 min)
To kvinder er filmet, mens de er i gang med en helt almindelig, dagligdags og traditionelt husmoderlig handling, der udvikler sig til et tårevædet smertehelvede. De skræller løg, så tårerne triller ned af kinderne, og de er til sidst opløst i tårer og snot. Under hele seancen ser de ud mod os, som om de gør det til ære for os. Værket kan på samme tid virke komisk og tragisk.

Lilibeth Cuenca Rasmussen, Absolute Exotic, 2005 (4.20)
Performance og dokumentar hører sammen i Lilibeths univers, hvor etnocentrisme og identitet er de temaer, der binder hendes kunstneriske produktion sammen. Med sin filippinsk/danske baggrund kender Lilibeth personligt til racehierarkier og etnicitet, og tager derfor udgangspunkt i sit eget liv.
Etnicitet gør hende suspekt
I Absolute Exotic er Lilibeth selv aktøren. Et farvestrålende baggrundstæppe med billeder af dyr, palmer og blåt hav udgør kulissen, hvor hun danser og rapper i et meget klichefyldt eksotisk kostume, med skørt og blomsterkranse af plastik. Teksten handler, om at hun for tredje gang er blevet droppet af sin kæreste til fordel for en negerpige. I et meget bramfrit sprog rapper hun: ”Det er in at være neger/yt med asiatpiger/ det er faktisk temmelig mærkeligt/troede jeg gik og var noget særligt”
Kunst på kompromis
Da Absolute Exotic skulle vises i New York, var Lilibeth Cuenca Rasmussen nødt til at gå på kompromis. Der er ordet ’nigger’ er ulovligt, og det er ikke alle udlændinge, som forstår den sarkastiske og ironiske danske tone. Derfor vil man opleve at tekst og sang, ikke helt stemmer overens i værket. Lilibeth forsøger at gøre op med de noget akavede diskussioner, der ofte finder sted om identitet og racisme. Hun mener, at ved at undlade at pakke tingene ind, vil det være nemmere at tale om dem, og med den humoristiske tilgang vil hun løsne op for nogle ellers tunge temaer.
The rap is about what it's like to be an exotic object because of my ethnic appearance, and that I often meet men, who chooses 'ethnic dark girls'. It is a reverse race discrimination, so to mean discrimination in a positive way. I want to point out the existing hierarchy and race discrimination between different ethnic groups in society depending on where you are. E.G. in Denmark it is cooler to be African or Asiatic rather than a Greenlandic or Muslim. The social status of a foreigner would be different elsewhere, in the U.S. or in Greece. Refrain. So hip to be a nigger puffy lips, hips, tits and figure he chose that half nigger lass Mulatto with balloon ass Asia is out of fashion fed up with competition Used to feel I was special now I am universal sick of being a target of this ethnic supermarket sick of being a target in this ethnic supermarket

Marina Abrahamovic: Art Must Be Beautiful, Artist Must Be Beautiful
[bookmark: _GoBack]Takket være støtte fra Hermod Lannungs Museumsfond og Kulturstyrelsen har SMK erhvervet et væsentligt værk af en af body- og performancekunstens pionerer, Marina Abramovic. Det både fascinerende og provokerende værk blev oprindeligt skabt og opført i København for 39 år siden. Nu får det dansk repremiere på museet, når det vises og introduceres til SMK Fridays den 7. februar.
Den New York-baserede kunstner Marina Abramovic (f. 1946 i Jugoslavien) har i årtier været en af performancekunstens absolutte sværvægtere på den internationale kunstscene. Det helt brede gennembrud opnåede hun imidlertid sidste år med den anmelderroste dokumentarfilm Marina Abramovic: The Artist Is Present, der også fik premiere i de danske biografer. Takket været en donation fra Hermod Lannungs Museumsfond og Kulturstyrelsen har SMK for nyligt erhvervet et tidligt værk af Abramovic.
Art Must Be Beautiful, Artist Must Be Beautiful
Allerede i 1975 vakte Abramovic opsigt på dansk grund. I den skelsættende udstilling ”Kvindeudstillingen XX” på Charlottenborg i København opførte hun for første gang værket Art Must Be Beautiful, Artist Must Be Beautiful. I dag betragtes det som et hovedværk i hendes produktion – en engagerende, fascinerende og for nogle også provokerende performance, der i sin tid bidrog til en skærpelse af positionerne i den feministiske diskussion. I værket ser man kunstneren børste sit hår med en metalbørste i højre hånd og en metalkam i venstre, mens hun gentager sætningen ”Art must be beautiful, artists must be beautiful”. En pinefuld proces, der fortsætter til hun har børstet sig til blods. 
Værket er på mange måder karakteristisk for Abramovic, som presser de fysiske, mentale og emotionelle grænser til det yderste i sine på en gang enkle og effektfulde performances. Her inddrager hun sin egen krop og til tider sin personlige historie som det vigtigste materiale i sin vedholdende udforskning af emner som liv og død, smerte og skønhed.
Til samling og udstilling
Art Must Be Beautiful, Artist Must Be Beautiful vil fremover indgå i SMKs rige samlinger som en væsentlig repræsentant for body- og performancekunsten, der udvikledes fra begyndelsen af 1970’erne. Værket kobler sig tilmed på den feministisk inspirerede kunst fra 1970’erne, hvis danske repræsentanter SMK i de senere år har haft fokus på i indsamlingen af værker af Kirsten Justesen, Jytte Rex, Lene Adler Petersen og Ursula Reuter Christiansen. Det er også i den sammenhæng, at Abramovic’ værk vil indtræde i en central rolle i museets store særudstilling om dansk og international kunst i 1960’erne og 1970’erne, som vises i foråret 2015.
Snig-repremiere / SMK Fridays
Fredag d. 7. februar vil der imidlertid være mulighed for et smugkig, når museet åbner dørene for årets første SMK Fridays. Her vises Art Must Be Beautiful, Artist Must Be Beautiful, ligesom museumsinspektør Birgitte Anderberg og performancekunstner Lilibeth Cuenca Rasmussen introducerer og perspektiverer Abramovic’ værk og arbejde. Aftenen program byder bl.a. også på en visning af dokumentarfilmen Marina Abramovic: The Artist Is Present.

Politiken, CAMILLA STOCKMANN:
Det var Marina Abramovics mor, der opfordrede hende til at studere kunst.
Men det kom moderen til at fortryde. For det var ikke old masters, datteren interesserede sig for. Det var performancekunst. Og det huede ikke moderen, der var højt placeret i militæret under Tito i det tidligere Jugoslavien.
»Min mor kunne ikke ha’ det. Jeg sendte hende ofte kæmpe kunstbøger, som jeg havde lavet. Da min mor døde, ryddede jeg op i hendes skabe, og de tidligere så tykke bøger var nu kun tyve sider lange. Hun havde fjernet, måske brændt, alle de fotos, hvor jeg var nøgen«, har Marina Abramovic fortalt til New York Times.
Den nu 67-årige New York-baserede kunstner er siden blevet en af de helt centrale figurer i den internationale performancekunst. Og hun bruger netop ofte sin egen personlige historie og sin krop som omdrejningspunkt.
Fik selv tæsk
En af Marina Abramovic’ mest berømte performances er for nylig blevet erhvervet af Statens Museum for Kunst. I videoværket ser man kunstneren skiftevis børste og rede sit hår, mens hun siger sætningen »Art must be beautiful, artist must be beautiful«. Hun stopper først, da hun har børstet sig selv til blods.
Performancen blev vist første gang i 1975 på ’Kvindeudstillingen XX’ på Charlottenborg i København. Den betragtes i dag som et af Marina Abramovic’ hovedværker, fordi hun på enkel og provokerende vis bidrager til den feministiske diskussion i undersøgelsen af skønhed og smerte.
Marina Abramovic selv fik tæsk af sin mor, fortalte hun også The New York Times. Moderen opdragede sine børn med hård militær disciplin og vold. Først da kunstneren som 29-årig flyttede hjemmefra, kunne hun være ude til efter kl. 22 om aftenen uden af få stuearrest.
Derfor opførte Marina Abramovic mange af sin tidlige karrieres performances – hvor hun blandt andet skar et pentagram ind i sit maveskind med et barberblad – tidligt på dagen.
Videoværket ’Art Must Be Beautiful, Artist Must Be Beautiful’ vises i aften til SMK Fridays på Statens Museum for Kunst, og her vil man også kunne se dokumentarfilmen om kunstneren, ’Marina Abramovic: The Artist Is Present’, som Politikens anmelder Dorte Hygum Sørnsen gav fem hjerter sidste år.
I 2014 bliver videoværket udstillet på en større udstilling om 1960’ernes og 1970’ernes kunst.
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