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Ulrik Heltoft, The Origin of Specimen 52v, 2013.

I et forhistorisk univers, omkring en frossen sø, går en neandertaler søgende rundt. Han kigger ud over det vintergolde landskab, leder efter noget og finder en plante, undersøger den nøje og spiser den. Savlen løber ned i det lange, filtrede skæg. Det gådefulde forhistoriske univers er del af Ulrik Heltofts film, The Origin of Specimen 52v, som har premiere på det københavnske galleri Andersen´s i aften.

Heltoft arbejder analogt og digitalt med fotografi, film og video – ofte i et forsøg på at presse medierne til deres yderste, samtidig med at han bevarer et altmodish Kodak-agtigt præg. Som regel præsenteres film og fotografier i en installatorisk sammenhæng med skærme og projektioner, der underbygger kunstnerens vedvarende undersøgelse af illusion – både den optiske såvel som den personlige og betydningsbærende. Eller som Heltoft selv udtrykker det i dette interview: «Jeg vælger at tro på illusionen». Det forklarer måske også de mange roller som han har antaget i forbindelse med sine værker – som dandy iført fløjlsjakke og overskæg, der kaster spillekort i en brønd; som den anæmiske franske forfatter Xavier de Maistre under dennes husarrest i 1794; som svedende guldgraver under den amerikanske guldfeber og altså aktuelt, som en langhåret neandertalermand iført pels og dyreskind.




Ulrik Heltoft, Voynich Botanical Studies, 2013.

Hvad viser du på udstillingen?
Tolv fotografier af planter med titlen Voynich Botanical Studies udført i samarbejde med Miljohn Ruperto og videoen The Origin of Specimen 52v, hvor en neandertalermand planter et frø i et geocentrisk univers. Den handler om oprindelsen af en af planterne – Specimen 52v – som også er motiv i et af fotografierne.

Det er nogle gådefulde fotografier – nogle underligt stiliserede botaniske motiver. Hvad er det med disse blomster og planter? Hvor kommer de fra?
Faktisk er der ingen der ved det. Vores billeder er baseret på illustrationerne i Voynich- manuskriptet som formentlig er fra 1500-tallet. Manuskriptet er skrevet i et ukendt sprog og i krypteret skrift. Det er fyldt med simple botaniske studier – tegninger af uidentificerbare planter, som altså kun findes her i dette manuskript.

Hvad det for en særlig teknik I benytter Jer af?
Planterne er fremstillet i et 3D computerprogram som et skelet – på skelettet er der så lagt en tekstur baseret på diverse fotografier og scanninger af materialer, eksempelvis et gammelt gulvtæppe, kartoffelskræller og hvad man ellers kan finde der har en overflade som kan mime mikroskopiske plantedele. Disse 3D-planter bliver derefter overført til et fotografisk materiale som gør det muligt at fremstille billederne i mørkekammeret. Det er her – ved hjælp af lys og det lysfølsomme materiale – planterne får deres eksistens i den fysiske verden.




Ulrik Heltoft, The Origin of Specimen 52v, 2013.

I flere af dine foto- og filmværker optræder du selv som protagonist i forskellige kostumer. I værket 1848/1954/2060 – And Other Specimens (2012) optrådte du som guldgraver under den amerikanske guldfeber i 1848 og i den nye The Origin of Specimen 52v er du så neanderthaler. Hvilken betydning har det, at det er dig selv, der antager disse roller?
Det kommer sig nok af at jeg oftest arbejder ud fra et sprogligt eller tekstbaseret oplæg, som fx i min serie 59 Illustrationer (2006). Her tog jeg udgangspunkt i den mundtlige instruktion til et motiv for en tegning som forfatteren Raymond Roussel gav til en privatdetektiv, som så overleverede den til en illustrator, som udførte tegningerne, der siden hen figurerede i Roussels Impressions d’Afrique (1932). Denne instruktion har jeg fulgt, men lavet en fotografisk og personlig fortolkning af den. I den forstand kan man sige at min personlige tilstedeværelse er en del af fortolkningen. Det er også derfor det giver mening at jeg medvirker som figur i mange af mine værker.

Du har boet mange år i USA, har amerikansk familie og har studeret på Yale University. Betyder det noget for din måde at tænke kunst på?



Ulrik Heltoft, The Origin of Specimen 52v, 2013.

Det betyder meget for mig at kombinere discipliner og det kommer nok derfra. Min morfar er ingeniør og konstruerede blandt andet kameraer, medicinaludstyr og missilsøgningssystemer. Samtidig med at han i sin kælder lavede barokke møbler i palisander til stuerne, hamrede sølvfade, og diverse besynderlige apparater til hverdagsbrug. Blandt andet en titanium-ostehøvl med kuglelejer og teflonbelægning til som kunne håndtere de hårde danske osteskorper. Når man er indskrevet på School of Art på Yale, så tager man halvdelen af sine credits uden for kunstområderne. Det gav mig lejlighed til at studere andre fag end kunst på et højt fagligt niveau. Jeg tror det gav mig muligheden for at afprøve, hvad der sker når man overfører en faglighed til en anden, men det gav mig også blikket for selve det at studere – at sætte sig ind i et stof og bruge det i sit eget projekt var en måde jeg var interesseret i at arbejde på.

Hvordan vil du beskrive din arbejdsform, fremgangsmåde?




Ulrik Heltoft, The Origin of Specimen 52v, 2013.

Jeg har et par spor – det hurtige improvisatoriske og det virkelig langsomme og der er altid flere projekter igang på samme tid. Eksempelvis er Voynich Botanical Studies et længerevarende projekt, som kommer til at strække sig over de næste par år. Der er 129 planter i manuskriptet og de kommer til at udvikle sig over den tid det tager os at fremstille dem. Foreløbig har vi fremstillet 16. Filmen på udstillingen er mere et skud fra hoften, men indeholder ideer som jeg har haft på «lager» i den mentale skitsebog i længere tid, som neanderthalfiguren og det geocentriske univers – hvor jorden er centrum – som jeg har haft lyste til at arbejde med. Mine værker er altid kædet sammen i en række alias – henvisninger som åbner op for andre værker. Filmen er altså en alias til fotografierne – på grund af den plante som neandertaleren finder. På den måde ligger modellen eller matrixen for mine værker gemt i hinanden og i sig selv. Hvis man ser godt efter vil man derfor opdage en række henvisninger i ét arbejde, som trækker tråde til både tidligere og kommende arbejder.
Er der nogen samtidige kunstnere eller projekter som inspirerer dig?
Der sker så mange fantastiske ting i kunsten lige nu og her i København. Rolf Nowotny har lige haft en flot udstilling hos Christian Andersen – iøvrigt med et fedt chant af Tim Morton. Jeanette Sætre har en udstilling på Antechamber, som jeg virkelig glæder mig til at se. Eller man kan tage ind på Statens Museum for Kunst og se Danh Vos Statue of Liberty-projekt. Det er virkelig inspirerende at der på den kunstscene hvor jeg befinder mig bliver lavet og vist rigtig gode ting. Det er noget med at være tilskuer og en del af det på samme tid som giver energi og inspiration.




Ulrik Heltoft, The Origin of Specimen 52v, 2013.

Du synes at kredse om fænomenet illusion i stort set alle dine værker. Kan du uddybe hvorfor?
Jeg tror ikke jeg ser det på den måde… Illusionen kan forføre og selvom jeg godt ved, at jeg spiller med på den, så er jeg egentlig ikke så vild med illusion, når jeg tænker over det. Det handler nok om at begrebet forudsætter, at det vi ser er «forvrænget» og at der er noget der er «rigtigt». Så vil jeg nok hellere vælge at tro på illusionen. I Voynich Botanical Studies er vi – modsat de fleste som beskæftiger sig med det – heller ikke interesserede i at afkode manuskriptet. Tværtimod.

Hvorfor blev du kunstner?
Jeg var tiltrukket af det uforklarlige, mystiske og i at betydning kunne ligge uden for selve objektet – at der kunne være en erkendelse og refleksion i en handling eller i et objekt,  synes jeg var helt vildt spændende. Da jeg var helt ung,14-15 år gammel, lånte jeg alle de bøger, der var om kunst på biblioteket og blev grebet af det. Jeg sætter virkelig pris på den bibliotekar, som havde lavet udvalget – hvor kunne jeg have spildt min tid! Nå, men jeg ville egentlig være arkitekt, så det tog noget tid inden jeg erkendte at det skulle være kunsten. Peter Bach Nicolaisen aka Stormhat – uden ham var det ikke blevet. Han en vis og klog mand.

Anmeldelse ved Michael 

Ulrik Heltoft er fuldt fortjent kunstnernes darling. Hans udstillinger er altid ydmyge og præcise, de udforsker fascinerende kulturelle fænomener på en måde, så de som det mest naturlige i verden kommer til at handle om både hverdagen og weekendernes store eksistentielle spørgsmål. Og han gør det i en blanding af film og foto, hvor han altid selv tager opgaven som den følsomme skuespiller på sig.

I The Voynich Botanical Studies and The Origin of Specimen 52v på Andersen’s Contemporary sidder han som neandertaleren med muligheden for at påvirke alle os nulevende og redde sig selv, imens et uforklarligt og uhyggeligt alternativ til naturens gang, og til virkeligheden, udspiller sig i det andet rum.

Alternativet er helt bogstaveligt kryptisk. Det består af 12 fotografier af hidtil ukendte planter, der stammer fra verdens mest mystiske bog, det 600 år gamle Voynich-manuskript, der har voldt kodebrydere, historikere, bibliofile, kulturforskere, naturvidenskaben, ufo-organisationer og mange andre store kvaler gennem århundrederne, siden det blev skrevet. Manuskriptet består af 240 siders tekst og tegninger umiddelbart ikke langt fra Flora Danica, altså en slags gennemgang af planter. Men her bliver det sært, for selvom planterne har lighedstegn med kendte planter, så eksisterer de ikke. På nær en vild stedmorblomst og Kamille, så er bogen fyldt med ukendte planter. Og teksten gør det ikke lettere. Bogen er skrevet i et sprog, der er lige så ukendt som planterne, med 170.000 skrifttegn, der aldrig er blevet dechifrerede. Der er også nøgne kvinder i bogen, der er tegn, som kunne være fra astronomien, der er hidtil ukendte planeter og noget, der ligner avanceret alkymi. Men ingen har knækket koden. Siden 1600-tallet har verdens skarpeste hoveder forsøgt. Og nu også Heltoft. Men det er heller ikke ham, der finder opskriften på guld, beviset på intelligent liv i rummet eller en kur mod al sygdom. Heltoft finder svaret. På det hele. Men han finder det i en helt anden retning.

Ingen plads til skepsis

Ulrik Heltoft har sammen med den amerikansk-filippinske kunstner Miljohn Ruperto og Pixar-teknik genskabt alle 129 planter fra bogen i 3D. Hver af planterne er skabt i henholdsvis en forårs-, sommer-, efterårs- og vinterudgave, hvorefter de er blevet fotograferet i sort-hvid med en analog teknik. 12 af forårsudgaverne er med på Andersen’s. De øvrige skal udstilles i Los Angeles senere på året.
Videoen The Origin of Specimen 52v refererer til en af planterne, plante 52v. Heltoft er neandertaleren med langt skæg og et bjørneskind over skuldrene, der lever et primitivt liv ved en mose, på en strand og i en skov, hvor han hygger sig med et homo sapiens kranium. Han plukker en plante, den fra side 52 i Voynichs manuskript, han spiser den og hallucinerer, imens brækket indtager hans skæg. Og til sidst graver han et hul, hvor han planter frøet, der falder ned og videre ud i universet, hvor det som en jordklode indtager kosmos. Vi ser planeterne rotere, indtil alting er på linje med os lige i midten. Og så er filmen slut, og man kan se, hvad frøet blev til på et af fotografierne, en underlig plante, der sætter blade direkte fra en vikingelignende rod, der ligner en mellemting mellem en oplukker og en tribal-tatovering. I forhold til billederne går Heltoft i en helt anden retning end alle andre, der beskæftiger sig med dem. Hvor andre dekonstruerer dem for at finde en sandhed, over- eller genkonstruerer Heltoft dem for at finde et svar. Her er ingen plads til at være skeptisk, når Heltoft vækker dem til live, han går all-in på mystikken og dyrker den parallelverden, som billederne tilbyder. Her er et alternativ til det, jeg kender. Ja tak, kan jeg få en portion mere med det samme?

I forhold til videoen ved vi ikke, om neandertaleren nøjes med at have sået det ene frø. Han elskede en fra en anden race. Han bærer rundt på et homo sapiens kranie og kærtegner det, han sparker til det, når han er vred, han opbygger ritualer omkring det. Og ligesom han ikke ved, hvor planten ender, så ved han heller ikke, hvilket frø han har fået sået hos vores forfædre, og hvad det gør for os i dag.

Men det handler også om at se mulighederne, acceptere det, der er anderledes, og overskride sine grænser eller indse, at de slet ikke findes. Neandertaleren endte med at uddø. Voynichs planter eksisterer ikke. Men det gør de nu. Og neandertaleren havde heller ikke behøvet at forsvinde fra jordens overflade. Han havde ikke behøvet at nøjes med de par gener, vi har fået fra ham. Og måske behøver vi heller ikke lide den grumme skæbne, der venter på homo sapiens derude. Ja, vi bliver en del milliarder mennesker om nogle år. Men måske skulle vi prøve at invitere dem hjem i stedet for at tænke så meget over, om vi nu også kan være her.

Heltoft har fundet en parallelverden, som han fortæller kunne have været virkelig. Han har endda udfordret fysikken ved at lade billederne balancere på piedestaler af flamingo i stedet for de sædvanlige trækasser, der passer til vores atmosfære. Sådan har han gjort, fordi han er kunstner. Hvis han var coach, ville han havde sagt: Parallelverdener er kun parallelle, så længe der ikke er nogen, der udlever dem.

Bedømmelse: 5/6 Ulrik Heltoft – ’The Voynich Botanical Studies and The Origin of Specimen 52v’ på Andersen’s Contemporary, Amager Strandvej 50b, København til den 8. juni
Atelier Hotel Pro Forma http://www.hotelproforma.dk/?side= Strandlodsvej 6B 2300 Kbh S 32540217
Atelier Hotel Pro Forma er en international platform, hvor unge lovende kunstnere udvikler og viser deres værker. Værkerne skabes ofte på tværs af eksisterende kunstformer. Det blev startet i 2011 af det kunstneriske produktionsselskab Hotel Pro Forma, som ledes af Kirsten Dehlholm.
Kirsten Dehlholm er født i Vejle, og efter studentereksamen i 1963 uddannede hun sig som tekstilkunstner i Krefeldt i Tyskland 1965-66 samt Kunsthåndværkerskolen i København 1966-69. I 1969 blev hun gift med digteren Otto Sigvaldi, til hvem hun skabte de farvestrålende dragter, som han brugte, når han gik rundt på gaderne og solgte sine bøger fra sin barnevogn. Med Sigvaldi fik hun i 1971 en søn, men ægteskabet blev opløst det følgende år.

I nogle år arbejdede Kirsten Dehlholm som scenograf hos teatergruppen Rimfaxe, og i 1977 var hun medstifter af et kunstnerkollektiv ved navn Billedstofteatret. Ud over at skabe scenografier virkede hun også her som aktør i de meget eksperimenterende forestillinger, gruppen skabte og opførte i forskellige usædvanlige rum.

Efter Billedstofteatrets ophør i 1985 stiftede Dehlholm en ny teatergruppe, Hotel Pro Forma, hvor hun siden har fungeret som leder og instruktør. Gruppens forestillinger har opnået stor anerkendelse, også internationalt, med sine nyskabende og originale forestillinger. Kirsten Dehlholm har personligt høstet en stor del af denne anerkendelse, og hun har da også modtaget adskillige priser og hædersbevisninger i årenes løb. Desuden har hun skrevet mange artikler om sit arbejde.
Portræt af Kirsten Dehlholm http://kunstonline.dk/profil/kirsten_dehlholm.php4
Link til videoer af Hotel Pro Forma forestillinger: http://vimeo.com/search?q=hotel+pro+forma
Antechamber – PROJECTSPACE FOR DRAWING AND OTHER RESEARCH Strandlodsvej 9F http://antechamber.dk
Antechamber er et kunstnerdrevet projektrum i København og en undersøgelse af kunstnerisk forskning, set ud fra unge professionelle kunstneres perspektiv. Antechamber er et ikke-kommercielt projekt, der undersøger og promoverer eksperimenterende samtidskunst gennem udstillinger, samling af materiale og litteratur, samtaler og events. Det er en platform, der er fokuseret på internationale såvel som danske kunstpraksisser. Stedet inkluderer udstillingssituationen i forskningsprocessen. Fælles for de kunstnere, vi inviterer, er en fundering i det konceptuelle med et fokus på det taktile og det fysiske.

Projektrummet vil dagligt være åbent for besøgende, som kan benytte vores stadig voksende bibliotek og arkiv; REOLEN, som komplementerer og relaterer til de skiftende projekter og udstillinger.

Projektets to stiftere, Hilda Ekeroth og Jeanette Sætre, fungerer som kunstneriske ledere og vil året igennem hver især bidrage til projektet ved daglig drift, arrangering af udstillinger, events og andet, men også ved kunstnerisk forskning og indsamling af materiale og litteratur til REOLEN, sammen og individuelt.

Antechamber disponerer over 110 m2 på Strandlodsvej i København. Her arbejder tre professionelle kunstnere, i det tilknyttede atelierfælleskab. Projektrummet udgør 56m2. Åbningstider i udstillingsperioderne: Onsdag – lørdag 12-17 antechamber.dk

tegnekunst, håndtegning, kunstnerisk udtryksform, oftest udført på papir e.l. Historiens første systematiske samler af tegninger, kunstteoretikeren og kunstneren Giorgio Vasari, definerede i 1500-t. tegning som kunstnerens første udtryk for en idé. Den kan udvikles og gennemarbejdes i form af et maleri, en skulptur eller et bygningsværk og i sjældne tilfælde stå som et selvstændigt kunstværk.

Tegningers forskellige funktioner fordrer forskellige materialer og teknikker. Til at skitsere sin første idé vil kunstneren ofte vælge et fleksibelt tegneredskab som trækul, sort- eller rødkridt eller en blød blyant. Hvis hensigten er at fastholde struktur og omrids, bruges blyant eller pen og blæk, og til at skildre lysets spil på formernes overflade kan der tilføjes hvid farve eller lavering. Særligt gennemarbejdede tegninger kan koloreres med vandfarve eller gouache.

De fleste tegninger fra før 1700-t. er studier til færdige værker og rummer ofte det intimeste udtryk for kunstnerisk skaben, udført uden hensyn til sociale og kunstneriske konventioner. I løbet af 1800-t. begyndte kunstnerne at gøre sig uafhængige af den forberedende tegning og arbejdede direkte på lærredet eller i leret og voksen. Derfor har den selvstændige tegning været dominerende i de sidste 150 år. Siden 1940'erne er teknikken og kunstnerens arbejde med den blevet ligestillet med værkets koncept og mening. Der er indført utraditionelle teknikker, som anvendes eksperimentelt i færdige, selvstændige værker. Af denne grund vandt samlebetegnelsen "kunst på papir" udbredelse i slutningen af 1900-t.

A Portrait of Eleanor: en udstilling af Jeanette Sætre

ACT III

THE SAME SCENE – The table has been placed in the middle of the stage, with chairs around it. A lamp is burning on the table. The door into the hall stands open. Dance music is heard in the room above (…).
Hel. – You have destroyed my whole happiness. You have ruined my future. Oh, it’s frightful to think of! I am in the power of a scoundrel; (…) And all this disaster is brought upon me by an unprincipled woman.

Nora – I did it for your sake!

Uddrag fra A Doll’s House Repaired

I udstillingen A Portrait of Eleanor tager Sætre udgangspunkt i den revolutionære Eleanor Marx (datter af Karl Marx); oversætter af skøn- og faglitteratur, forfatter, offentlig debattør og taler, samt skuespiller, med en overbevisning om kunstens centrale rolle som redskab i kampen for social forandring og kønnenes ligestilling. Det afgørende for hende som oversætter og skuespiller var teksten/værkets sociale betydning. Udstillingen er en del af, og et afsæt for en publikation om Eleanor Marx’ kunstsyn, som udkommer senere i år – det sidste kapitel dog allerede ved udstillingens åbning – i form af en booklet.
Niels Borch Jensen (minus lørdag) http://cphmade.org/da/members/niels-borch-jensen
Udstillingen "Flora Danica" er et samarbejde mellem Naturhistorisk Museum, den internationalt anerkendte kobbertrykker Niels Borch Jensen og ti udvalgte kunstnere. De skaber hvert et værk med udgangspunkt i en eller to planter.

De ti udvalgte kunstnere er: Tal R, John Kørner, Per Kirkeby, Morten Schelde, Erik A. Frandsen, Marianne Grønnow, Lise Blomberg, Howalt & Søndergaard, Danh Vo og Elmgreen & Dragset.

Flora Danica var et videnskabeligt projekt, der strakte sig fra 1726 og 123 år frem. Formålet var at udbrede kendskabet til de danske vildtvoksende blomster, alger og svampe, og det tog form som 54 hæfter med i alt 3240 kobberstukne tavler. De fleste af tavlerne findes stadig på Naturhistorisk Museum i København.

KUNST OG VIDENSKAB Det begyndte med multebær. Siden blev tusindvis af blomster, alger og svampe tegnet og trykt til en storslået bog om Danmarks vilde planter: Flora Danica. I udstillingen Flora Danica viser Statens Naturhistoriske Museum en række af de originale, håndkolorerede kobbertryk side om side med danske kunstneres arbejde med det gamle værk. Kunst og videnskab mødes i en udstilling, hvor bl.a. Tal R, Marianne Grønnow, John Kørner og Peter Holst Henckels værker kan opleves.

Flora Danica er et ægte oplysningsprojekt fra 1700-tallet. Værket var 123 år undervejs og blev til ud fra oplysningstidens ideer om at forbedre menneskets livsvilkår gennem viden om naturen. Projektet blev betalt af Frederik 5., og formålet var at indsamle viden om det danske riges vilde flora for at undersøge, hvad den kunne bruges til i forbindelse med alt fra tekstil- til farveproduktion.

- Flora Danica er på alle måder fascinerende. Værket har en unik historisk værdi, og man bliver overrasket over skønheden og detaljerigdommen, når man har de ægte tavler foran sig. Der ligger desuden et kæmpe arbejde bag hver eneste tavle med at tegne, kobbertrykke og farvelægge. Nu har de originale kobberplader og trykteknikker fået en renæssance. Vi har lagt dem i hænderne på en række anerkendte danske kunstnere og glæder os utrolig meget til at vise, hvordan Flora Danica har fået nyt liv i deres fortolkninger, siger Hanne Strager, udstillingschef på Statens Naturhistoriske Museum.

Nye grafiske værker

En række danske kunstnere arbejder med originale Flora Danica-tavler og herbarieark. Helt ny original grafik vil blive vist i udstillingen. 

I samarbejde med Niels Borch Jensen Værksted for Kobbertryk i København har Statens Naturhistoriske Museum inviteret kunstnere til at arbejde med Flora Danica. Kunstnerne har indarbejdet de oprindelige Flora Danica-raderinger i deres nye grafiske værker på meget forskellig vis. Resultaterne er både koloristiske, konceptuelle, realistiske og ekspressive. Teknikkerne spænder fra traditionelt træsnit, klassisk koldnål og akvatinte til fotogravure.

- Flora Danica-projektet har været en rejse, hvor vi har været i kontakt med en anden tid. Og samtidig har vi jo gjort det, som vi plejer, nemlig at arbejde med nutidskunstnere. Vi har skabt, hvad jeg tror, bliver et fantastisk smukt værk, siger kobbertrykker Niels Borch Jensen.

- Inden for de sidste otte års tid er kobbertryk blevet mere populært, efter at man i 90’erne udforskede, hvor langt man kunne komme med de nye medier. I dag kan alle printe alt, og du kan fotografere alt med din iPhone. Så giver det mening igen at vende tilbage til håndværket – til hvad man kan kalde en storetå i sandet, siger Tal R, der har samarbejdet med Niels Borch Jensen siden 1997.

Udstillingen viser også eksempler på det kostbare stel Flora Danica fra Royal Copenhagen.
Niels Borch Jensen Værksted for Kobbertryk har siden 1979 lavet originalgrafik: Kobbertryk, fotogravure og træsnit i oplag, nummeret og signeret.

I marts 2012 åbnede Niels Borch Jensen Showroom i forbindelse med værkstedet på Prags Boulevard. Fra Showroomet sælges et udvalg af de mange værker, der er trykt på værkstedet. Borch Jensen har arbejdet med blandt mange andre: Georg Baselitz, Tacita Dean, Douglas Gordon, Erik A. Frandsen, Rodney Graham, Preben Hornung, Per Kirkeby, Martin Kippenberger, John Kørner, Olafur Eliasson, Elmgreen og Dragset, Tal R., Morten Schelde, Superflex, Alexander Tovborg og Danh Vo.
 Link til små film om kunstnerne: http://geologi.snm.ku.dk/udstillinger/flora_danica/kunstnere/
Galleri Lars Olsen + Thomas Wallner
Peter Larsen - A Selection of Works (dog does not belong to man)

På udstillingen ‘A selection of works (dog does not belong to man)’ præsenterer Peter Larsen et udsnit af sine grafiske arbejder fra de seneste år – både litografier og ætsning på kobberplader – samt tre skulpturelle værker.

Udgangspunktet er en intens interesse for den formmæssige udvikling indenfor såvel kunsthistorien som den menneskelige evolutionsproces; fra de første hulemalerier op til modernismens ’kætterske’ formeksperimenter. I et forsøg på at nå ind til kernen af det, der gør kunst til kunst og samtidig undersøge de elementer, der former vores selvforståelse – griber Larsen gerne til den litografiske sten. I arbejdet med at skabe motiver på kalkstenen skriver han sig ind i en lang, fundamental tradition, der omfatter alt fra ur-tegninger på grottevægge til Toulouse-Lautrec’s varieté-scener.

De grafiske blades varierede udtryk og motiver hobes sammen i kalejdoskopiske, abstrakte ’fortællinger’ på store, brune opslagstavler. Et greb, der er med til at understrege det altmodische udtryk, som det gulnede trykkepapir giver. Udstillingen synes at sætte spørgsmålstegn ved, om vi faktisk lige nu befinder os på det øverste trin af den evolutionære trappestige? Eller om det hele i grunden er et synsbedrag?

Med ’A selection of works…’ skaber Larsen et slags tidsmæssigt vakuum, hvor det, vi tror at kende og forstå, vendes på hovedet og trækkes ind i nye kontekster. Hvor kulturikonografiske former mister deres ladning og autoritet, displaysystemer udhules og symboler punkteres. Hvor den endegyldige historie, vi fortæller os selv, viser sig blot at være én version af sandheden. Og hvor det i sidste ende – på helt demokratisk vis – er op til publikum at rykke rundt på elementerne og skabe sin egen beretning.

Peter Larsen er tilknyttet Grafisk Skole på Det Kongelige Danske Kunstakademis Billedkunstskoler og dimitterer sommeren 2013. Han har bl.a. udstillet på Kaliningrad Grafisk Biennale, på Berlinale Forum, Charlottenborgs Forårsudstilling og Xian Academy of Fine Arts i Kina.
Mette Ussing - Ephemeral nature

I både sine store vifteformede skulpturer og sine intrikate vægobjekter, der ’skyder ud’ i rummet som hvirvlende fyrværkeri-eksplosioner, forsøger Mette Ussing at afkode naturen dens foranderlige og vibrerende formsprog. Via en kontinuerlig gentagelse af næsten ens, ubearbejdede træelementer skaber hun en række smidige, organiske former, der gennem farvespil samt lys- og skyggevirkninger indtager og definerer gallerirummet – og midt i denne ’udfoldelse’ afslører deres egen skabelsesproces.

Ussings fascination af de fine, næsten trylleagtige, håndværksmæssige traditioner og den åndfulde betydning i Østens kunst & kultur fornægter sig ikke. Såvel de sanselige, velafbalancerede vifteformer som de mere strittende, vildtvoksende objekter synes at manifestere sig for øjnene af beskueren; som æteriske væsner, der pludselig får krop, eller luftige tegn skrevet af en usynlig hånd får de rummet til at udvide sig mod uendeligheden.

Mette Ussing er uddannet fra Kunsthåndværkerskolen i København i 1964 og Det Kongelige Danske Kunstakademi i 1983. Hun debuterede på KE i 1966 og har siden haft utallige udstillinger både i Danmark og udlandet.
Hun har rejst og studeret i Indien, Nepal, Japan og Myanmar og har bl.a. modtaget Statens Kunstfonds 3-årige arbejdsstipendium og Memory Award i forbindelse med Sculpture by the Sea i Sydney. Både Statens Kunstfond og Københavns Kunstfond har erhvervet værker af Ussing.
Anna Ekman - Nightfall by the Pond

På udstillingen ’Nightfall by the Pond’ præsenterer Anna Ekman både fotografi og film. Værkerne består af iscenesatte fragmenter af fortællinger; sceniske udsnit oplyst i mørket. Drømmelignende, men fysisk konkrete som de er, kommunikerer værkerne med barokkens billedverden og clairobscur-maleriet.

Ligesom i tidligere værker spillet myten om Narcissus en central rolle. Historien om ynglingen, der gik under i besat kærlighed til sit eget spejlbillede, danner udgangspunkt for spørgsmål omkring blik, identitet og repræsentation.

Tidligere har Ekman skabt fotoserien The Black Pond, vist på Kiasma i Helsinki i 2010, der skildrede Narcissus’ ansigt i skiftevis ro og opløsning på en urolig vandoverflade.

På udstillingen ’Nightfall by the Pond’ får man en fornemmelse af, at tiden begynder at rinde ud for Narcissus. Vi befinder os i det forsvindende lys’ sidste stråler – på grænsen mellem drøm og opvågnen, liv og død. De nye fotografiske værker, Descending Sun I & II, samt filmen Dreaming, hvor beskueren befinder sig ’under vandoverfladen’ og ser op på en drømmende Narcissus, beskriver forskellige oplevelser af tid og rumlighed. Både som en ’frossen’ skildring og som en amorf, flydende tilstand.

Anna Ekman er uddannet fra Malmö Kunstakademi i 2000. Hun har udstillet ekstensivt i Norden og værker af hende findes bl.a. i Malmö Konstmuseums samling. Hun har modtaget flere arbejdslegater og har været tilknyttet internationale programmer under såvel NIFCA som IASPIS.
Uge 2

René Schmidt IT'S MY BODY!

Udgangspunktet for René Schmidts udstilling ’DET ER MIN KROP!’ har været at se verden på ny gennem sin 6-årige datters øjne.

Med en række figurative 3D-prints af piger og kvinder skabt fra samplede og bearbejdede 3D-scanninger gør Schmidt op med kønsstereotyper og viser os det alt andet end 'svage køn' som rå rolle-modeller frem for nuttede nikkedukker eller veldrejede voyeur-objekter. På udstillingen bliver vi bl.a. konfronteret med et aggressivt barn, der kæmper imod; imod klassificeringer, kønsrollemønstre og kulturelle forskrifter.

Hos Schmidt er stille beskedenhed ikke en dyd; det er larmende leg og kreativitet til gengæld. Og lyserøde pigeværelser er kun tolerable, såfremt værelsets beboer er udstyret med en tilpas nuanceret personlighed til at opveje det enstonede udtryk. Regelsæt, endegyldige definitioner og påbud er – fornemmer man – til for at brydes, og skal der partout laves dukke-versioner af én, skal det i hvert fald ikke være marionetter.

Udstillingen ’DET ER MIN KROP!’ er en karnevalesk procession af anti-stereotyper, der sætter fokus på kvinden som stolt, handlekraftigt subjekt. Et subjekt, som kun har foragt til overs for den forstillelse, der præger vores samfund og som opponerer mod de magtstrukturer, ideal-mål og traditionsbundne systemer, der gennemsyrer vores kultur. 'DET ER MIN KROP! tegner et verdensbillede, hvor grimhed, vrede og fanden-i-voldskhed ikke er pakket væk eller undertrykt, men indtager sin naturlige plads. Et univers, hvor piger ikke ønsker sig pæne kjoler og Lego Friends, men foretrækker camouflage-smækbukser og Star Wars-figurer - og i øvrigt hellere vil høre godnathistorier om initiativrige og selvstændige dronninger end passive og hjælpeløse prinsesser.

René Schmidt har de seneste år beskæftiget sig med kvinden i sine værker i et forsøg på at skabe mere kraftfulde, nutidige og komplekse kvindeskildringer. Som et modsvar til kvindens objektivisering og ’udnyttelse’ i ikke bare det offentlige rum, men også indenfor kunsten, har han skabt en række skulpturer, der hylder den naturlige, seje kvinde. De heroiske – og til tider selvdestruktive – figurer præsenterer ikke kvinden som blot og bar krop, men som monumentalt, multi-facetteret individ. Figurerne, der er printet i en grov opløsning og dernæst bearbejdet i en krystallinsk modus, peger i kraft af deres mange ’lag’ og ’kanter’ på den styrke og flerdimensionalitet, kvinden besidder.

Via sin modelleringsmetode, der efterlader fejl og grovheder i overfladen, søger Schmidt at understrege de ’uregelmæssigheder’ og den diversitet, der gør sig gældende både hos det enkelte individ og på et samfundsmæssigt plan.

René Schmidt er uddannet fra Det Kg. Danske Kunstakademi i København og har adskillige udstillinger bag sig både nationalt og internationalt.

Han er, sammen med Søren Taaning, initiativtager til Skovsnogen Artspace, en ’temapark’, der forener samtidskunst med friluftsliv, naturoplevelser og aktiviteter for hele familien. På et 25 ha stort område i Skarrild Plantage midt i det vestjyske kulturlandskab har 13 yngre kunstnere skabt over 30 unikke værker. Se: www.skovsnogen.dk.

Schmidt er i øjeblikket aktuel med en af Danmarks største indendørs, bygningsintegrerede udsmykningsopgaver på Institut for Idræt og Biomekanik på Syddansk Universitet i Odense. Her vil to enorme beton-relieffer rejse sig fra institutionens kælder til 2. sal. Læs mere her: http://bygningsstyrelsen.dk/vidensbyggeri/kunst/Bjerget/Bjerget/view
Päivi Takala

Smoke on paper

På udstillingen 'Smoke on paper' viser Päivi Takala en serie oliemalerier på lærred, alle i størrelsen 75 x 65 cm. Malerierne former en lige linje på væggen, som en visuel tankerække.

Ophængningens umiddelbare orden forstyrrer Takala med en række maleriske greb, der optrevler vore fint vævede forestillinger om kunsten. Med afsæt i velkendte genrer og motiver fra kunstens traditionsrige historie, herunder landskabsmaleriet og vanitas-motivet, løfter Takala tæppet for den iscenesættelse der ligger bag billedernes formfuldendte konstruktioner og nøjagtige strukturer.

Kunstværkets konventionelle formål: billedet som imitation eller lighed, er i den tekniske reproduktions tidsalder blevet udfordret af andre medier, og maleriet har bevæget sig mod abstraktionen. Dette forhold påpeger Takala ved i flere værker at lade malertapen – kunstens moderne hjælpemiddel til formgivning og underbygning af illusionen – stå tilbage som det eneste element på lærredet og i øvrigt lade det ’skalle af’ eller ’krølle’. Som gammelt tapet. Hermed amputerer Takala maleriet som repræsentation.

Takala piller, groft sagt, fernissen af maleriet og blotlægger de underliggende lag, helt ind til det blanke lærred. Som beskuere bliver vi opmærksomme på, hvordan værkets ’rum’ er bygget op - og på samme tid bevidste om dette rums irreale kvalitet. Med sine naturmotiver ’udstiller’ Takala endvidere den skrøbelighed, der karakteriserer vore naturlige systemer, og hvordan vi i forsøget på at fastholde et autentisk miljø, har en tendens til i stedet at indramme det; scenografere, dressere og ’frisere’ det. Og dermed gøre naturen til en kliché.

Takalas værker bliver en slags kunstens memento mori – en påmindelse om, at intet varer ved, og at stil- og metodeskift er en del af dagsordenen. Eksempelvis betragtes tegningen, der tidligere fungerede som et kassérbart forlæg for det færdige maleri, i dag som et kunstværk i sin egen ret.

I udstillingens titel 'Smoke on paper' ligger en direkte henvisning til et af de viste værker. Titlen er en leg med den velkendte beskrivelse ’Oil on canvas’ (Olie på lærred). Kan røg betegnes som et fysisk materiale på linje med olie, og kan man overhovedet fastholde noget så luftigt? Takala stiller med sin titel spørgsmålstegn ved, hvad der er virkelighed og hvad der er konstruktion i maleriet. Er det hele ikke i virkeligheden ’fiktion’, inklusive titlen? Hvad er maleri i det hele taget? En flygtig form for visual beskrivelse af det flygtige - eller måske den eneste konstante ting i kraft af sin afsløring af altings flygtighed?

Päivi Takala er født 1970 i Lehtimäki, Finland. Hun er uddannet fra University of Art and Design, Helsinki, og fra Hochschule der Künste, Berlin. Hun har haft adskillige udstillinger både i og udenfor Norden og har bl.a. modtaget Det Finske Kunstselskabs William Thuring-pris samt legater fra Den Finske Kulturfond, Finlands Kunstråd og Billedkunstforbundet i Finland. Hun er repræsenteret af Galleri Anhava i Helsinki. 

