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et klassisk samtidsakademi. – For å si 
det slik; de moderne museene i Helsinki er ikke 
for våre studenter. Det hender de kjøper verk, 
men våre studenter får ikke lett innpass i museene. 
Maria Hirvi-Ijäs, rektor ved Kunstakademiet, tar 
en pause.

– I utgangspunktet henger det sammen med 
at vi som kunstakademi skal gi elevene en solid 
utdannelse. Vi er klassisk samtidig. Derfor skal 
vi ikke løpe etter trender. Husk; det finnes mye 
dårlig kunst, men den får likevel oppmerksomhet.

– Og hvilken trend er påfallende i finsk sam-
tidskunst?

– Her på skolen er det maleri. Det ser du ved 
å betrakte utstillingen som våre avgangselever har 
laget. Men når du snakker om trender, antar jeg at 
du sikter til Helsinki School of Photography. Til 
det vil jeg si at den primært er et produkt av en 
person: Timothy Persons. Han har markedsført 
Helsinki School over hele verden.

– Men har Kunstakademiet g jort noen grep for 
å tilpasse seg Helsinki-skolen?

Vi arbeider i en mer klassisk kunstakademitra-
disjon. Derfor har vi en meget sterk maleriavde-
ling, skulpturavdeling og en avdeling for klassisk 
grafikk. Da andre kunstakademier begynte å legge 
vekk de klassiske disipliner, fikk vi mange studenter 
derifra. 

– Allikevel opprettet dere studiet ”Tid og rom”?
– Det var takket være en lærer her ved navn 

Lauri Anttila, en konseptkunstner. ”Tid og rom” 
var ikke begrenset til mediakunst. Det handlet 
heller om å jobbe med temaene tid og rom innen-
for alle sjangre. Denne tankegangen er utbredt i 
hele akademia i dag, og vi kommer til å omorgani-
sere strukturen i alle studieprogrammene i løpet 
av de kommende årene.
 
Forflatet populisme.  - Du sier museene 
ikke er for deres studenter. Jeg har også hørt at 
galleriscenen i Helsinki er ganske svak. Hva slags 
virkelighet er det dere sender deres studenter ut 
i?

– Galleriscenen i Helsinki er svært liten, ikke 
svak. Du har Galerie Anhava som satser ganske 
klassisk, så er det Kalhama & Piippo Contem-
porary som er et svært nytt galleri. Begge er gode 
gallerier, men det er ikke å se bort fra at kunst-
markedet er betraktelig mindre enn i København, 
Oslo eller Stockholm. Det er klart at dette kan 
være en utfordring for våre elever.

– Finland har imidlertid flere bedrifter i ver-
densklasse. Man kulle tro at dette førte til frem-
veksten av et publikum som kjøper kunst?

– Det finnes ingen borgerlig tradisjon for å 
kjøpe kunst i Finland. Riktignok finnes det en 
konservativ finsk-svensk tradisjon, men bare en 
liten mellomklasse som kjøper kunst

Hirvi-Ijäs mener dette delvis kommer av at 
det ikke finnes noen debatt om kunst i Finland.

– Vi har nesten ikke kunstkritikk. Hverken 
Hufvudstadsbladet eller Helsingin Sanomat skri-
ver skikkelige kritikker, men er egentlig mest opp-

tatt av forflatet populisme.
– Men man har da vitterlig bygget Kiasma og 

Emma i løpet de senere år? Det må jo vise en viss 
interesse for samtidskunst

 –  For tyve år siden var det en gullalder i gal-
leribransjen og finsk økonomi gikk bra. På dette 
tidspunktet besluttet man å bygge Kiasma. Imid-
lertid kollapset finsk økonomi i 1991. Hvis det 
ikke hadde vært for at opprettelsen av Kiasma al-
lerede var blitt bestemt, ville det ikke blitt bygget. 
I dag styres kulturen av populisme.

  Og Hirvi-Ijäs mener også at populismen 
smitter over på museene.

 – Se på Kiasma. Man kan stille seg spørsmålet 
om hva et museum skal være? Jeg mener Kiasma 
er blitt for mye underholdning og for lite fors-
kning. Et annet eksempel er Helsinki Festival. 
De lager ikke utstillinger fordi det krever for stor 
økonomisk satsing i forhold til publikumsmeng-
den. I Finland er det lite rom for annet enn un-
derholdning.

Hun mener Kunstakademiet skal demme opp 
for denne utviklingen.

– Vi skal fortsette å bygge på faglighet. Vi har 
doktorgrad i kunst, og jobber hardt for å gi fors-
kningen bedre vilkår. Samtidig skal vi få flere in-
ternasjonale lærere. Ofte er det slik at internasjo-
nale lærer skaper debatt. Slik kan man bringe inn 
nye impulser til Helsinki og kanskje sørge for at 
samtalen, markedet og interessen for kunst øker.

Tradisjon og individualisme Det er 
kunstnerisk leder i Kalhama & Piippo, Pilvi Kal-
hama, glad for. 

– Jeg tror et av særpregene var kunstscenen 
i Helsinki er at vi har hatt en veldig god kunst-
utdannelse ved Akademiet. Det minner litt om 
Tyskland. Hverken i Tyskland eller Finland for-
svant maleriet. 

– Som Hirvi-Ijäs trekker du altså frem male-
riet…

 – Den unge generasjon av malere er veldig 
gode. Det er en av grunnene til at vi startet dette 
galleriet. Det var et behov for å utforske maleriet. 
Jeg vil si at Helsinki definitivt har en edge over 
Oslo og Stockholm når det kommer til maleri. 

 – Og hva kjennetegner denne edgen? 
 – Hver kunstner har sitt eget konsept. De er 

individualister. Du finner ingen Neue Leipziger 
Schule her, siden du allikevel tvinger meg til å 
spesifisere, så kan jeg vel si at konseptuell tenk-
ning er viktig. Disse kunstnere er individualister! 

– Individualisme er vel ikke akkurat noe ty-
pisk finsk? 

– Vel, det vil jeg ikke svare på. Imidlertid kan 
vi forklare individualismen ut i fra tradisjonen 
ved Kunstakademiet. Her har professorene all-
tid forsøkt å lære studentene til å tenke. De lærer 
håndverket, men blir utfordret til å gå sine egne 
veier. 

Derfor mener Kalhama at unge finske kunst-
nere i dag bringer maleriets metoder inn i alle me-
dier. Noen ganger arbeider de med film og foto, 

men den maleriske innstilling ligger i bunnen. 
– Av det Hirvi-Ijäs sier, forstår jeg at den kri-

tiske tenkningen forsvinner når studentene forlater 
akademiet?

 -Hva mener du? 
– Kunstkritikken.
– Nei, vi kunne nok trengt mer mangesidige 

kritikere. I dag er kritikken egentlig kun viktig 
fordi den skaper oppmerksomhet. Det spiller 
ikke så stor rolle hva kritikerne skriver. 

– Og hvordan er det å spille den rollen dere 
spiller som et galleri i en by med en relativt liten 
galleriscene?

– Vi har mye godt materiale å jobbe med. 
Samtidig må vi bygge opp vår egen kundegruppe. 
Dette må vi gjøre både i innland og utland. Ga-
lerie Anhava har vært gode til det. Jeg håper det 
kan knyttes tettere bånd mellom de nordiske ho-
vedsteder. Jeg tror egentlig at vi forstår hverandres 
kunst, men allikevel er den forskjellig nok til at 
den virker spennende. Svaret på ditt spørsmål 
blir at vi forsøker å bygge opp en gruppe hjemlige 
samlere, og satser internasjonalt. Slik kan vi bygge 
en finsk tradisjon for samling. 
 
Da landet ble revet i stykker - Spør 
du en finne om hva som er finsk kunst, får du 
svaret: Gullalderen. Da reiste finske kunstnere til 
Paris eller Berlin. Man kan se denne kunsten i en 
tydelig skandinavisk tradisjon.

Maria Hirvi-Ijäs reflekterer over den begren-
sede kunstoffentligheten.

– Så kom borgerkrigen. Etter selvstendig-
heten opplevde kunsten et crash. Det hang nok 
sammen med de store endringene, blant annet ble 
dette kunstakademiet finsk-, ikke svenskspråklig. 
På nittentyvetallet hadde det skjedd noe. Kunst-
en reiste seg ikke igjen. Det finnes ikke mange in-
ternasjonalt kjente store, finske navn etter 1920, 
og det er en gåte at det ikke er forsket noe særlig 
på grunnene til det.

Hun mener Finland derimot fikk finsk ar-
kitektur, design og musikk. Først på slutten av 
1990-tallet begynte man i Finland å skape kunst 
som vakte oppmerksomhet utenfor landets gren-
ser. 

Kanskje er dét en begynnelse. For finnene er 
grundige når de begynner å endre måter å tenke 
på. Hvem husker vel dekkprodusenten Nokia? 
Og en må se bort fra at før den finske offensiv 
overfor verdens orkestre startet, var det et grunn-
lag der; en bunnsolid utdannelse i Jorma Panulas 
klasse ( 1973 – 1993)  ved Sibelius-Akademiet.

Hva skjer med billedkunsten?    

hannaleena heiska: 
In My Kingdom Cold 2009,
 oljemaling på mdf-plate,
 130 x 120 cm, 
foto: Anni Löppönen
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Fra moderne 
til samtid!
Maleri ble byttet ut med installasjoner. Kulturinstitusjoner ble endevendt og penger ble brukt 
som dagen i dag var den siste. Er en epoke kommet til sine ende? 

Av Nicolai Strøm-Olsen 

det var æraen da kunstscenen gikk fra 
moderne til samtidsorientering. Det var også ti-
den da norske kunstinstitusjoner gjennomgikk 
endringer ikke alle kom like godt fra, men lederne 
pushet gjennom endringene.

Hvis man skal tale om et høydepunkt må 
det ha vært høsten 2003. Da ble Sune Nordgren 
ansatt som direktør for det nyskapte Nasjonal-
museet for Kunst. Nordgrens bedrifter er godt 
dokumentert, og de hadde tidens kjennetegn. 
For å dra institusjonen sin inn i “den nye tid” ble 
penger brukt, museet redefinert og publikum og 
de ansatte provosert.

I følge en artikkel i Dagsavisen 6. september 
2005 gikk utstillingen «Kyss frosken» med intet 
mindre enn syv millioner i underskudd. Årsa-
ken var at man hadde budsjettert med 300.000 
besøkende, mens bare 116.000 publikummere 
møtte opp. 

De nye basisutstillingene «Kunst 1» og 
«Kunst 2» blandet sammen historisk kunst og 
samtidskunst, nedbygget Langårdssalen og Mun-
chsalen, og henviste I.C. Dahl, med tre unntak, 
til magasinene. 

Etter åpningen 12. Februar 2005 kom det en 
leserbrevstorm uten like. Avisartikler dukket opp 
som paddehatter og fortalte at det allerede var 
store konflikter blant de ansatte, konflikter som 
siden eskalerte...

Selvsagt var ikke Sune Nordgren unik. 

overoptimistisk budsjettering. Frem 
til 2001 var Per Kvist intendant ved Tromsø 
Kunstforening. Det er ikke til å se bort fra at han 
på mange måter var en dyktig intendant. Han var 
mye i media og arrangerte vellykkede utstillinger. 
Ved å studere årsrapportene for Tromsø Kunst-
forening fremgår det også at tallene for 1999 og 
2000 var gode. 2001 var imidlertid en katastrofe. 

Årsrapporten for 2001 viser et underskudd 

på bortimot 20 prosent av budsjettet. Det var tre 
grunner til at det gikk så galt.

Den første var omsetningssvikt i salg av 
billedkunst. Omsetningen hadde falt med over 
200.000 kroner fra 2000, som var kunstfore-
ningens beste år siden 1997. Administrasjonen 
budsjetterte med en økning i kunstforeningens 
salg på 80 prosent for 2001, med begrunnelsen at 

kafeen skulle omsette for 651.000 kroner. 
Det gjorde den ikke. Rapporten skriver: 

«Kafedriften ble svært kostnadskrevende i hele 
åpningstiden og ble avviklet i oktober i 2001». 

Siste punkt var at kunstforeningen fikk 
mindre tilskudd enn budsjettert. De fikk rik-
tignok 163.000 kroner mindre enn budsjettert 
for i 2001, men 14.000 mer enn i 2000 og hele 
115.000 mer enn i 1999. 

Det er vanskelig å lese tallene fra årsrappor-
ten som noe annet enn overoptimistisk budsjet-
tering. Men da tallene ble lagt frem hadde Per 
Kvist forlatt kunstforeningen, blitt dekan ved 
Kunsthøyskolen i Bergen og medlem av Kultur-
rådet. 

Kulturjournalist i avisen Tromsø, Helge Mat-

land, mener det ikke ble stilt kritiske spørsmål da 
budsjettene ble lagt frem. 

- Hverken pressen eller kunstforeningens 
styre var dyktige nok til å se hva som holdt på å 
skje.

teorifokus? Som Sune Nordgren opererte 
Per Kvist med optimistisk budsjettering, men 
fantes det også fellestrekk i kunstsynet? 

Tonje Gjevjon gikk vinter og vår 2009 til 
en serie av kraftige angrep på Per Kvist og Marit 
Paasche i Klassekampen. 8. januar skriver hun at 
etter Per Kvist kom inn i Kulturrådet (2000), har 
teoribasert kunst og kunstteoretikere hatt en do-
minerende posisjon. Dette har ført til en ganske 
aggressiv debatt. Tilsynelatende står striden mel-
lom de som er pro teori og de som er skeptiske.

«Norske kunstnere er visjonsløse og ødelagt 
av 90-tallets teoribølge», sier billedkunstneren 
Bjarne Melgaard i Klassekampen 6. februar 
2009, mens Marit Paasche står på motsatt side 
og hevder i Klassekampen 2. februar: « Teori er 
et verktøy man kan bruke (eller la være å bruke) 
for å reflektere over egen og andres kunstneriske 
praksis. Teori har aldri vært kunst i seg selv, og 
jeg fatter ikke hvorfor Gjevjon opplever den som 
så farlig.» 

Matland mener at det under Per Kvist 
skjedde en dreining bort fra billedkunst og mot 
de nye medier. 

- Jeg tror imidlertid denne dreining fra ma-
leriet skyldtes at Kvist tilhørte en annen genera-
sjon. Allikevel var det ikke ensidig, maleriet var 
alltid til stede. Det har en rimelig bred samtids-
profil. 

Lise Dahl som jobbet i kunstforeningen fra 
2000 har et enda bredere perspektiv. 

- Per Kvist ville øke profesjonaliteten til 
kunstforeningen og han ville nå et høyere nivå på 
utstillingene. Derfor ble det slutt på at kunstfore-

Det er vanskelig å lese 
tallene fra årsrapporten 

som noe annet enn 
overoptimistisk 
budsjettering.
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for 2001. Jeg arbeidet der frem til begynnelsen 
av juni og drev institusjonen i henhold til styrets 
ønske om å opprettholde normal drift, samtidig 
som det ble arbeidet for å få økt driftstilskudd fra 
kommunen.

- Nå fikk jo Tromsø kunstforening 14.000 
mer i offentlig støtte i 2001 enn i 2000? 

- Jeg har ikke lest, eller blitt forelagt for 
lesning, årsberetningen for 2001. Jeg vil i tillegg 
fremheve at jeg våren 2001 ikke bare fulgte opp 
arbeidet ovenfor kommunen, men også fremfor-
handlet en sponsoravtale med Troms Kraft med 
stor betydning for institusjonens økonomiske 
bæreevne. Jeg tror også det er relevant å frem-
heve at jeg drev institusjonen i fem år. Jeg leverte 
fem årsmeldinger, hvor samtlige ble levert med 
overskudd.

- Men du ekspanderte voldsomt. Trodde du 
at salget av kunst skulle stige med 30 prosent?

- Salgstallene for 2001 ble eksplisitt bestemt 
av styret ut ifra salgstallene fra årene før og den 
vurdering at institusjonen hadde en egen salgs- 
og administrativ medarbeider. De ønsket seg 
økte resultater av dette. Dette budsjettet ble i 
den daglige driften både korrigert i henhold til 
periodisert budsjett og den reelle omsetningen. 
Likefullt når jeg ser tilbake på 2001, så ser jeg 
klart at kursen burde ha vært korrigert tydeligere 
tidligere.

kunst til folket Tre år etter at Per Kvist 
hadde forlatt Tromsø Kunstforening åpnet utstil-
lingen «Kunst til Folket» i Tromsø. Utstillingen 
markerte 50 års jubileet til Riksutstillinger og 
Tromsø var et av de siste stopp utstillingen hadde. 
Det var en meget omdiskutert utstilling som ble 
sett på som svært teoritung. Annette Marandon 
skriver i billedkunst 24.10.03: «Overraskelsene 
savnes i en utstilling som interessant presenterer 
seg som en i stor grad «verksløs» utstilling, i den 
forstand at «Kunst til folket» mer minner om 
en forskningspresentasjon (hvor en supplerer det 
skriftlige materialet med visuelle illustrasjoner/
forslag) enn en kunstutstilling»  

- Kurator for denne utstillingen var Jonas 
Ekeberg. Da utstillingen var ferdig var Jonas 
Ekeberg på plass som ny direktør på Preus Foto-
museum.

- Nå skal det sies, jeg kjenner ikke Jonas 
Ekeberg som person. Derfor vet jeg ikke hvilke 
motiver som ligger bak hans handlinger. 

Gro Larsen har vært en av Jonas Ekebergs 
kritikere i Halden. For Ekebergs mottagelse i 
avisen Gjengangeren var om mulig enda mindre 
hjertelig enn Sune Nordgrens mottagelse i 
Aftenposten. 

- Jeg forstår ikke hvorfor Jonas Ekeberg 
demonterte Sverre Fehn sin museumsavdeling. 
Det ødela hele museet som ble mye mindre spen-
nende med bare hvite vegger og en del ekstra 
bilder. Publikumstallet falt jo som en sten.

ingen forståelse for varige verdier
- Innledningsvis vil jeg si at tiden er inne for 

at gode krefter bør samle seg om å gjenreise Preus 
Fotomuseum, fremfor å kritisere årsakene til at 
fotomuseet har svekket sin appell til publikum 
og dels tapt sin internasjonale posisjon, sier Leif 
Preus. 

Han påpeker at Preus Fotomuseum ble 
etablert i 1976 som et fotohistorisk museum byg-
get på tre pilarer: Fotografiapparater og teknisk 
utstyr, fotografier og et fotografisk bibliotek. 

Dette er nedfelt i den inngåtte avtale i 1994 mel-
lom Preus Foto AS og den norske stat om kjøp 
av Preus Fotomuseum. Avtalen er bygget på at 
“museet skal holdes samlet”,

Det er denne avtalen Preus mener er brutt. 
Og bruddet kan føres tilbake til ideologien fra 
70 tallet. Da kom konseptet inn i undervisnin-
gen i fotografi. Nå ser vi resultatet. Konsept 
betyr at ideen står i sentrum. En kunstner tar 10 
bilder av si en bukett, og så ser hun hva resultatet 
blir etterpå. Det er som et vitenskaplig eksperi-
ment. Problemet er at det krever ingen kunnska-
per. En virkelig god fotograf skal vite hva som 
fremkommer på bildet før han tar bildet.

Han mener fokuset på konsept gjorde at 
samtidsfotografi ble fremhevet på bekostning av 
de historiske fotografier. 

- Dette museet har historiske fotografier 
til en verdi av 500 millioner kroner, jeg kan 
nevne fotografier av Alfred Stieglitz og Edward 
Steichen. Det er jo det som er de virkelige verdier 
i museet, men disse fotografier ble lagt på loftet. 
Resultatet er at publikum blir snytt for sine 
fotografiske kulturarv. 

Preus mener det kan sammenlignes med 
Nordgrens forvisning av I.C Dahl til magasi-
nene. Det ironiske i forhold til fotografiene, 
forteller Preus, er at ingen gjorde opprør over at 
de historiske fotografier forsvant. 

- Slik jeg ser det er det et bevis på at den kon-
septuelle tenking har utradert mye av kunnska-
pen om det historiske fotografi, man trenger ikke 
denne kunnskapen for å lage et konsept. Derfor 
er det ingen som forstår hva som er blitt borte.

historisk fotografi ble ikke pakket 
bort! - Verdisettingen av den historiske samlin-
gen står ikke for min regning, men det er feil at vi 
pakket bort de historiske fotografier. Vi har tvert 
i mot variert samlingspresentasjonen slik at vi har 
vist mye mer av samlingen enn det som ble gjort 
før. Jonas Ekeberg understreker at Leif Preus tok 
saken til Riksrevisjonen, og han er av det inntrykk 
at riksrevisjonen la saken død. 

Ekeberg forteller at målet var å vise mer av 
samlingen og prøve ut nye perspektiver på den.

Dersom vi skulle ta selvkritikk for noe, må 
det være at vi skiftet samlingene i et for høyt 
tempo. Folk rakk rett og slett ikke å få med seg 
de ulike utstillingene. Men i kampen for å få flere 
besøkende til Horten valgte vi å forsøke med 
hyppige utstillingsskifter.

Ekeberg understreker imidlertid at han 
mener denne profilen var viktig for fagmiljøet i 
Norge. 

- Det har vært sterk utvikling i interessen for 
fotohistorie i Norge. Det kommer stadig nye 
masteroppgaver og doktorgrader. Den første 
norske fotohistorien, av Peter Larsen og Sigrid 
Lien, kom i 2007 og da arrangerte vi en utstil-
lingen og avholdt et seminar som het «Hvordan 
skrive fotohistorie». For oss var det viktig å delta 
i denne type debatter.

- Så vil du si økningen i interessen kom av 
at fagmiljøet ble stimulert av de ambulerende 
utstillingene? 

- Nei, det er ikke mulig å spore en slik direkte 
sammenheng. Men jeg vil si at den økte utstil-
lingsaktiviteten brakte mange nye impulser til 
det norske og nordiske fotohistoriske miljøet. 
Prosjektet «80 millioner bilder» som vi gjorde 
sammen med Nasjonalbiblioteket er et eksempel 
på det. 

en æra? Fra midten av 90 tallet kom en ny 
generasjon inn i norske kunstinstitusjoner med 
målsetning om å endre dem og vår kunstforstå-
else. Etter utstillingen «80 millioner bilder» 
skrev Chris Erichsen på kunstkritikk.no, «Norsk 
fotohistorie vil aldri være det samme igjen». 

De lyktes altså med å endre våre kunstinsti-
tusjoner. Det ble mer fokus på teori, og samtids-
kunsten fikk en mer fremskutt posisjon. I denne 
reportasjen har vi vektlagt noen av endrings-
prosessene, det finnes flere, og sett at de ikke ble 
gjort uten konfrontasjoner. 

I dag er mange av denne generasjonen ute av 
kunstinstitusjonene. Jonas Ekeberg forlot Preus 
Museum sommeren 2009. Flere steder er karis-
matiske ledere blitt erstattet med mer trauste 
valg. Et eksempel er Audun Eckhoff, som så 
langt har hatt en beskjeden mediaprofil og ikke 
akkurat utstråler en ustoppelig endringsvilje. Så 
blir spørsmålet om tiden for de store konfron-
tasjoner, spektakulære prosjekter og offensivt 
forbruk er forbi?

- Verdisettingen av den 
historiske samlingen står 

ikke for min regning, 
men det er feil at vi 

pakket bort de historiske 
fotografier. 

Jonas Ekeberg

ningen ble drevet med hjelp av dugnad. Samtidig 
satte han samtidskunsten i sentrum og la vekt på 
andre medier enn maleri.

-I denne forbindelse må vi huske at Per Kvist 
utvidet også visningsarealet kraftig, faktisk 
doblet han det. Slik kunne man vise flere utstil-
linger samtidig. Økonomisk sett var dette ikke 
vellykket, for det ble skrekkelig dyrt å drive.

du finner alltid bulldosere. Morten 
Johan Svendsen var Per Kvists forgjenger. Han 
mener da Per Kvist tok 
over kunstforeningen, 
måtte noe gjøres. Spørs-
målet var hva... 

- I min periode så vi en 
viss stagnasjon i publi-
kum. Derfor ønsket vi å 
jobbe med en fornyelse av 
publikum. Det klarte Per 
Kvist på meget kort tid. 
Publikumstallet steg. 

 Per Kvist la ifølge 
Svendsen opp til en ren 
samtidskunstprofil og 
ga kunstforeningen et 
internasjonalt tilsnitt med 
blant annet utstilling av 
Andres Serrano. 

 - Problemet var at hans profil støtte fra seg 
noen eldre støttespillere og kunstkjøpende. I 
stedet kom studenter, men det er ikke de som 
skaper egeninntektene til en kunstforening.

 Svendsen påpeker at da han forlot kunstfo-
reningen, var økonomien i god stand. Per Kvist 
kom til dekket bord. Han mener at kunstinsti-
tusjoner ofte blir rammet av bulldosere som får 
mye oppmerksomhet og forsøker å forandre alt. 

- Vi ser dette innen flere institusjoner. I fest-
spillene i Bergen var for eksempel, Daniel Bohr, 
leder fra 85 til 88. Når slike ledere går av, blir det 

kjemperyddesjau. Grunnen er at alle ledere for 
kunstinstitusjoner lever med spenningen mellom 
egne kunstneriske pretensjoner versus å bygge 
institusjonen.  

Svendsen mener Per Kvist sin strategi var 
å spille på den voldsomme entusiasmen for å 
markere seg nasjonalt, som finnes i Tromsø. 
Dette lyktes godt. Men han har inntrykk av at da 
Per Kvist forlot kunstforeningen tok det tid før 
økonomien kom på fote igjen.

vi skulle hatt bremser... - Da jeg tok over 
Tromsø Kunstforening var det viktig for meg at 
det skulle være et sentralt galleri for samtidskunst, 
som både var interessant nasjonalt og lokalt. Jeg 
overtok en veldrevet institusjon. Og jeg husker 
godt hvor imponert jeg var over Erik Annar Even-
sen utstillingen som ble presentert i lokalene da 
jeg begynte. 

Kvist mener at hans vridning mot samtids-
kunst lå i tiden og fremhever særlig betydningen 
av utstillingene med Inghild Karlsen, Iver Jåks, 
Shirin Neshat, Eva Koch, Andres Serrano, og 
A.K. Dolven med Tacita Dean.

- Når det er sagt, så hadde vi også en rekke 
mer lokalt pregete utstillinger som jeg neppe tror 
hadde vært aktuelle for f.eks. Bergen Kunsthall. 
Vi hadde en retorikk som var preget av en sam-
tidsdiskurs og lykkes med det både i forhold til 
økte salgstall og økt besøk. Dette handlet både 
om å skape en arena for det fremste av samtidens 
kunstuttrykk, samtidig som vi genererte betyde-
lige egeninntekter. 

Kvist mener Tromsø var en samtidsorientert 
by, og selv om noen grupper kanskje sluttet å 

kjøpe kunst hos 
kunstforeningen 
var det ikke inten-
sjonen å skyve dem 
fra seg. Riktignok 
var det slik at festi-
valutstillingen med 
Willibald Storn 
i januar 2001 falt 
en rekke innflytel-
sesrike mennesker 
tungt for brystet. 
Han fremhever at 
kunstforeningen 
økte salget helt 
frem til 2001.

- Men 2001 var 
en katastrofe. Hvordan er det mulig å bomme 
slik på budsjetteringen?

- Det er et betimelig spørsmål. Jeg har 
dessverre ikke hele svaret for hvorfor det ble 
økonomisk så bratt. En del av svaret handler 
om betydelig tap av leieinntekter fra Nordnorsk 
Kunstmuseum (som det riktignok var budsjettert 
med), et annet svar handler om Troms fylkes-
kommune. Fylkeskommunen sa opp en nærmere 
20 år gammel avtale som knyttet deres bevilg-
ningsnivå prosentmessig i forhold det kommu-
nale nivået. Der kommunen økte, valgte fylket 
istedenfor å kutte. Men dette forklarer ikke alt 

- Vi ser sterke ledere innen flere kunstinstitusjoner. Når 
disse lederne går av, blir det kjemperyddesjau. Grunnen er 
at alle ledere for kunstinstitusjoner lever med spenningen 

mellom egne kunstneriske pretensjoner versus å bygge 
institusjonen.  

 Morten Johan Svendsen
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– Da OCA ble opprettet i 2001 var det flere 
krefter som trakk i samme retning, forteller Arne 
Gjermundsen.

Gjermundsen er i dag ministerråd ved den 
norske ambassaden i Roma, men jobbet på den 
tiden i kulturseksjonen i Utenriksdepartementet 
(UD). Han var i den første perioden (2001-2005) 
medlem i OCAs styre, som representant for UD.

– Både UD, Kulturdepartementet og 
kunstnerne selv mente det var nødvendig med 
etableringen av OCA. På de fleste andre kul-
turfelt hadde vi allerede separate organisasjoner 
som jobbet med internasjonalisering, som for 
eksempel NORLA for litteratur og Norsk Mu-
sikkinformasjon for musikk. På billedkunstfeltet 
manglet dette fullstendig.

OCA ga store fremskritt i arbeidet med in-
ternasjonalisering av kunst i Norge, som tidligere 
ble håndtert direkte av UD. Gjermundsen mener 
det var lurt å sette arbeidet bort til en organi-
sasjon med faglig kompetanse og armlengdes 
avstand.

– Og vi mente at OCA måtte våge å tenke 
kvalitet. Da risikerer man alltid bråk. Vi sa at de 
måtte våge å velge, både i forhold til kvalitet og 
kvantitet, elite og bredde, og kunstneriske prio-
riteringer. Dette skulle ikke overprøves. Jeg tror 
det var riktig at UD ikke skulle være en del av den 
debatten. Den måtte OCA ta selv. Samtidig ble 
OCA en viktig rådgiver og samarbeidspartner for 
departementet og ambassadene i arbeidet med å 
styrke samarbeidet med fagmiljøer i utlandet.

 
100 kunstnere Og debatt har det blitt. Satser 
OCA nok på å fronte norske kunstnere i utlan-
det, eller fokuseres det for mye på internasjonal 
kunst? Har lederen for mye makt til å bestemme 

satsingsområder? Er det galt å prioritere? 
Nå er det åtte år siden OCA startet opp. Ute 

Meta Bauer var direktør de første fire årene. Den 
nåværende direktør Marta Kuzmas åremålsstil-
ling på fire år går mot slutten, men hun har fått 
utvidet med to år. Det er viktig å oppsummere. 
Hva er bra, og hvor skal OCA videre?

En av årsakene til mye av debatten er den 
offensive strategien bak OCA. Lederen skal være 
en etablert, internasjonalt orientert person med 
nettverk. Målet er ikke bare å få norsk kunst 
profilert internasjonalt, men å bli en slagkraf-
tig internasjonal aktør som binder sammen 
internasjonale og norske aktører i samarbeid og 
utveksling langs flere linjer. 

I tillegg satser OCA bare på det de anser som 
høy kvalitet. Lite har vært mer utskjelt en deres 
arkiv, som de viser til besøkende, med beskrivelse 
av 100 kunstnere som finnes gode nok. Tidligere 
informasjonssjef Jonas Ekebergs uttalelse i Bil-
ledkunst i 2003 kan stå som illustrerende:

– Det er faktisk ikke stort flere enn 100 kunst-
nere i Norge som er interessante i den internasjo-
nale sammenhengen vi forholder oss til.

Spiss, ikke bredde Det bekreftes fra flere at 
OCA i høy grad har lyktes med sine målsettinger. 
Kvaliteten er på topp. Den internasjonale profile-
ringen går som bare det. Internasjonalt samarbeid 
initieres. Organisasjonen vokser og etablerer seg fle-
re steder. Støtten til de riktige kunstnerne utvides.

Den negative siden ved dette er en eksklu-
sivitet og elitetenkning som enkelte anser som 
udemokratisk. Et eksempel på slik kritikk kom-
mer fra kunstner Vilde von Krogh, som i Mor-
genbladet i 2005 setter dette i sammenheng med 
forflytning av definisjonsmakt til kuratorene og 

vekk fra kunstnerne.
Tom Remlov, nåværende operadirektør, var 

styreleder i OCA fra oppstarten i 2001 til i fjor. 
Han mener at det er veldig bra at organisasjonen 
har prioritert kvalitet.

– Både Ute Meta Bauer og Marta Kuzma har 
hatt dette fokuset. Og for eksempel Veneziabien-
nalen i år viser at OCA er satt på kartet interna-
sjonalt.

Remlov bekrefter at det er en vanskelig balan-
segang for direktøren, som også må holde fokus 
på hva som skjer blant de uetablerte i norsk 
kunstliv.

– Prinsipielt sett er det slik at en direktør for 
OCA ikke gjør jobben sin om hun ikke er interes-
sert i og følger nøye med på det som enda ikke 
er slått gjennom. Men mitt inntrykk er at de har 
vært oppmerksomme på yngre krefter.

Dette bekreftes av Velaug Bollingmo. Bol-
lingmo har vært med i OCA fra det het NoArt 
og var basert på Samtidskunstmuseet. Hun 
sluttet i fjor.

– Målet var, slik jeg forstod UD, å få ut de 
beste kunstnerne. OCA kan ikke være bredde, 
men er til for dem som allerede har en fot på vei 
ut av landet. Som kan klare seg internasjonalt. 
OCA tar spissen, andre tar bredden.

 
Selvfølgelig bra. Blant kunstnerne er det 
ulike syn på dette. Mange har vært negative, som 
Vilde von Krogh. I en debatt på Kunstkritikk.no 
i oktober 2006 bekrefter kritiker Grethe Melby 
bildet av mye negative følelser rundt OCA. Men 
kritikken kommer sjelden opp i lyset, fordi folk er 
redde for å stå frem offentlig, skriver Melby.

Men det er også de som er positive.
– Hva synes du om kvalitetsfokuset og 

De 
beste 
først

Norske Office for Contemporary Art (OCA) setter sinnene i kok. 
En offentlig kunstorganisasjon som prioriterer eliten, ønsker internasjonalisering 
og lar sterke ledere sette sitt tydelige preg kan umulig bli populær.
 
Av Kristian Meisingset
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prosjekter med internasjonale aktører. Og det har 
vært mange utskiftninger av ansatte. Selv om ikke 
alle mener at dette er unaturlig, har det vært mer 
enn antydet at direktørens makt presser andre ut 
fordi de føler at de ikke får bestemme eget arbeid 
og realisere egne ideer.

Bollingmo bekrefter at det er en betydelig 
maktkonsentrasjon i ledelsen.

– Både Ute Meta Bauer og Marta Kuzma 
har vært sterke ledere, som har visst hva de vil 
og hvor veien skal gå. Men selv om det er bra 
med tydelige ledere, må de også gi frihet til at de 
ansatte kan definere jobben sin innenfor en gitt 
ramme. Og dette har variert. Ute Meta Bauer var 
mye borte fordi hun jobbet med andre pro-
sjekter samtidig. Og da mistet hun litt kontroll 
og kunne sette i gang med en kontrollerende 
detaljstyring.

Også under Marta Kuzma mener Bollingmo 
at dette har vært et problem. Men det skyldes 
ikke nødvendigvis bare maktfordeling, men også 
kulturforskjeller.

– Bauer er tysk og Kuzma er amerikansk 
og jobbet mange år internasjonalt blant annet i 
Ukraina. I Norge er vi vant til veldig flat struktur, 
og de er vant til andre systemer. I og med at styret 
ønsker å ha utenlandske direktører har de en opp-
gave, og denne har de ikke alltid gjort godt nok. 
Det er deres plikt å informere om hvordan ting 
er i Norge. Dette ble påpekt overfor styret av de 
ansatte, men jeg vet ikke hvordan det er blitt med 
det nye styret som gikk på i år.

Selv mener Tom Remlov at de informerte 
Bauer og Kuzma godt nok.

– Selvfølgelig er det en utfordring med ledere 
som er vant til andre ledelseskulturer. Og jeg 

mener vi informerte bra nok, selv om det er klart 
at man aldri kan informere nok. Jeg har bodd og 
arbeidet mye i utlandet, og vet mye om forskjel-
lene. Men i norsk kulturliv ser vi ofte at ledere 
med utenlandsk forankring får problemer, og 
ofte unødvendige problemer. Det er ingen grunn 
til å være naiv i forhold til utfordringene, men 
dette var vi oss som styre meget bevisste da vi 
ansatte. Begge gangene.

Fortsatt sterk leder Bør OCA fortsette 
med sin nåværende strategi og er det sunt at Kuz-
ma får en ny periode? Når lederen preger orga-
nisasjonen og deres arbeid i så stor grad, blir det 
kanskje desto viktigere med jevnlige fornyelser?

– Det er nok ikke nødvendigvis min vurde-
ring, sier Remlov. – Styret må vurdere hvor lang 
tid det tar for en leders kunstneriske orientering 
å virkelig få prege en organisasjon. Nå har OCA 
nettopp byttet lokaler, og aktiviteten utvides. 
Kanskje ville det være dumt å skifte direktør 
midt i en reetablering. Uansett er det lurt å ha 
et åremål på fire år, fordi det gir styret frihet 
til å endre kurs. Men jeg tror at et kunstnerisk 
program trenger mer enn fire år på å prøve seg 
fullt ut. Et naturlig faglig-kunstnerisk åremål er 
nok heller seks år.

Selv om det å ha klare og tydelige ledere, som 
peker ut retningen, bringer utfordringer og lager 
bråk, virker det som om alle jeg intervjuer er 
enige om at det er bra med sterke ledere.

Arne Gjermundsen minner om fordelene 
med sterke ledere.

– Ute Meta Bauer, den første direktøren, 
ble hentet inn i stor grad fordi hun var kjent 
og anerkjent på den internasjonale kunstsce-

nen. Hun fikk mange folk til Norge som aldri 
hadde vært her ellers. At OCA skal være en god, 
internasjonal aktør trenger ikke å stå i motset-
ning til å hjelpe norske kunstnere til å etablere 
seg i utlandet – tvert imot. Men hvis noen tror at 
OCA skal være en ”demokratisk” aktør som gir 
penger til de som mener de fortjener det heller 
enn å prioritere kvalitet, tar de feil. OCA må 
våge å tenke at de skal ta valg, og det har de gjort. 
Det skaper diskusjoner – som de må ta på alvor 
– men det er bare bra.

Unni Askeland slutter seg til ønsket om 
fortsatt klar ledelse.

– Vi er så redde for å ha klare ledere, og vi 
skal absolutt demokratisere enhver tøddel. Men 
vi må slappe av litt, og tørre å ha sterke ledere. 
Det trenger vi.

KunstForum har forsøkt å få til et intervju 
med Marta Kuzma før sakens deadline, men 
dessverre uten å lykkes.

Kristian Meisingset ( f. 1981) er kulturredaktør i 
tidsskriftet Minerva og norsklærer på Sonans Pri-
vatgymnas.

I forbindelse med Veneziabiennalen arrangerte OCA en presentasjon av de nordiske kunstnerne som deltok. Fra venstre: Gavin Jantes, kurator for internasjonal samtidskunst 
ved Nasjonalmuseet for kunst, arkitektur og design, Anawana Haloba, kunstner født i Zambia i 1978 som bor og jobber i Oslo og var valgt ut av Daniel Birnbaum til å være
med på Fare Mondi/ Making Worlds - den 53. internasjonale kunstutstillingen, biennalen i Venezia og Marta Kuzma, directør ved OCA

Office for Contemporary Art (OCA):
•  Opprettet i 2001 av Utenriksdepartementet 

og Kulturdepartementet.
•  Overtok ansvaret for å støtte norsk kunst 

internasjonalt.
•  Studioer i Berlin, New York, Istanbul og 

Beijing for norske kunstnere, kuratorer og 
kritikere.

• 3 studioer i Oslo for internasjonale kunstnere 
og kuratorer.

• «Verksted-serien», foredrag og seminarer 
med internasjonale deltakere.

• Arrangerer utstillinger i lokalene i Nedre gate 7.

elitetanken til OCA?, spør jeg kunstner Unni 
Askeland, sist kontroversiell etter at Allis Hel-
leland kjøpte henne inn til Nasjonalmuseet.

– Selvfølgelig er det bra. Og det er egentlig 
ikke så nytt i Norge som man kan få inntrykk 
av. Vi har gode museer og gallerier, og vi har høy 
kvalitet på kunstnere. Vi har mye bra, og det har 
vi alltid hatt.

Askeland husker da hun selv fikk bli med i 
det såkalte arkivet til OCA.

– Det var fantastisk. Klinten ble endelig skilt 
fra hveten. Men dét var det, siden har jeg ikke 
hørt noe. Og det er også helt greit.
 

Lei av sutring. En sentral side av kvalitetsfo-
kuset er selvfølgelig utvelgelsen. Hvem skal få bli 
med, hvem havner på toppen av rangeringslis-
tene?

I og med at OCA velger å ha sterke direk-
tører som preger organisasjonen, er det også 
direktøren som bestemmer kunstutvalget. I dag 
er det – om enn ikke bare – den såkalte politiske, 
radikale kunsten som prioriteres, og det er avgjø-
rende at kunsten kan lykkes på den internasjo-
nale kunstscenen.

– Det påpekes at OCA prioriterer noen 
kunstformer foran andre. Og at det for tiden er 
politisk, radikal kunst?, spør jeg Tom Remlov.

– Det tror jeg nok er riktig, og jeg tror også 
en slik profilering er en riktig ting å gjøre. Det er 
åremålsstillingens kvalitet og prinsipielle svak-
het, det muliggjør en bestemt satsing. Og Marta 
Kuzma har nok vært atskillig skarpere enn Ute i 
den retningen.

Også Unni Askeland mener det er riktig å 
prioritere.

– Ja, de velger nok ut bestemte kunstret-
ninger. Men so what? Dette er snakk om sterke 
personligheter og folk som jobber seriøst. Det 
må man respektere.

– Er det bra når det går utover andre retnin-
ger?

– Det er alltid mange meninger og mange 
som føler seg snytt på den ene eller andre måten. 
Sånn er det alltid. Stort sett trenger Norge å 
slappe av.

– Er dette en generell kritikk av det norske 
kunstfeltet?

– Jeg er dritt lei av all sutringen. Kan ikke 
folk bare tie stille og lage god kunst? Det er 
sikkert individer som med rette kan føle seg 
ekskludert. Og folk må gjerne stå på barrikadene. 
Men jeg tror på ærlig arbeid, at man får det man 
fortjener.

 
Maktkonsentrasjon Velaug Bollingmo er 
enig i at det bør være sterke ledere i OCA. Hun 
mener det trengs ledere som preger OCA, for at 
organisasjonen ikke skal stivne i én form.

Men at lederen er sterk, trenger ikke bare å 
ha betydning utenfor organisasjonen. OCA skal 
samle kompetente, dyktige ansatte som job-
ber frem utstillinger, seminarer og koordinerer 

Kommentar Av Tore Næss:

armlengdes avstand 
og kunstnerisk kvalitet.

I løpet av de 8 årene OCA har eksistert har 
det versert en del kritikk av institusjonen i kunst-
miljøet. Dette er det ikke noe galt med. Kritikken 
har i liten grad nådd offentligheten. I reportasjen 
vår siterer vi kunstkritikeren Grethe Melby som 
har skrevet at folk er redde for å uttale seg offent-
lig, fordi OCA har en sterk posisjon i miljøet. I 
en viss forstand har vi fått dette inntrykket be-
kreftet gjennom arbeidet med reportasjen. Det 
har vært vanskelig å få folk til å stå fram med kri-
tikken offentlig. Men de kritiske stemmene fin-
nes. Ettersom vi ønsket å diskutere kritikken av 
OCA i en offentlig sammenheng var det et pro-
blem for oss at de kritiske stemmene ikke ønsket 
å stå fram. Men om det er denne tilsynelatende 
«represjonen» som er et problem for OCA og 
kunstinstitusjonen i Norge er jeg imidlertid ikke 
så sikker på. 

Grovt sett kan man si at kritikken av OCA 
faller innefor en av tre kategorier.   En kategori 
gjelder OCA og OCA-lederenes stil. Folk har 
oppfattet det som arrogant at OCA-lederne 
ikke gidder å lære seg norsk. All korrespondanse 
med institusjonen må foregå på engelsk. Det har 
vært hevdet at organisasjonen har vært drevet 
autoritært, og at mange ansatte derfor har valgt 
å slutte. Det er et faktum at de ansatte ikke får 
lov til å uttale seg offentlig om ting som gjelder 
OCA, alle spørsmål henvises til presseansvarlig, 
som igjen er et talerør for direktøren. 

Opprettelsen av arkivet med 100 kunstnere har 
blitt oppfattet som eksluderende, kanskje har det 
også fungert som en form for splitt og hersk tek-
nikk. Personlig synes jeg at denne kategorien kritikk 
i seg selv er den minst interessante. Samtidig kan 
man ta den med seg inn i en helhetsvurdering. 

En annen kategori kritikk har å  gjøre med at 
OCA angivelig bare støtter én type kunst. Og da 
dreier det seg ikke om konseptkunst versus maleri, 
selv om Håkon Gullvåg, Frans Widerberg, Kjell 
Erik Killi Olsen og Håkon Bleken neppe promote-
res aktivt av OCA i utlandet. Også innenfor den 
intermediale samtidskunsten finnes det et hav av 
ulike tradisjoner, og OCA opererer her ganske se-
lektivt, hevdes det. Hvis det ikke hadde vært for at 
OCA er en statsfinansiert institusjon kunne man 
neppe holdt dette mot dem. At en vellykket orga-
nisasjon rendyrker sin profil er vel bare vel og bra? 
Dette momentet bringer oss imidlertid over til 
den tredje kategorien av kritikk, nemlig den som 
ser opprettelsen av OCA i en større både politisk 
og kunstfaglig sammenheng.

Problemet er at OCA opptrer som en hvilken 
som helst uavhengig institusjon, ja nærmest som 
en bedrift, hvor de ansatte lederne kan drive or-
ganisasjonen som de ønsker bare de oppnår det 
som er styrets dypeste målsetting: akkumulasjon 
av symbolsk kapital. Så lenge man markerer seg, 

får oppmerksomhet, knytter kontakter interna-
sjonalt, oppfattes som viktig, kort sagt har suk-
sess, er departementet tilsynelatende fornøyd. Et 
viktig spørsmål som kan og bør reises i forhold 
til dette er om denne semi-privatiseringen i siste 
innstans tjener kunsten og samfunnet. 

For min egen del ser jeg en sammenheng 
mellom opprettelsen av OCA, opprettelsen av 
Nasjonalmuseet og framveksten av institusjo-
ner som Astrup Fearnley Museet for Moderne 
Kunst. Jeg tror at tankegangen til departemen-
tene er at disse tre skal drives omtrent likt. Tom 
Remlov roser, i vår reportasje, OCAs posisjone-
ring på Veneziabiennalen i år. Og det er vel og 
bra. Men hva slags institusjon tror han at OCA 
oppfattes som der nede? Ser folk i den interna-
sjonale kunstverdenen forskjell på OCA og As-
trup Fearnley, eller er det bare to ulike suksess-
fulle aktører i ett internasjonalt miljø? 

Sagt på en annen måte: Skal det spille noen 
rolle at den ene institusjonen finansieres av en 
skipsreder, mens den andre får penger over stats-
budsjettet? Med det anonyme, og i grunnen gan-
ske paradoksale navnet Office for Contemporary 
Art, kan OCA lett framstå som akkurat så uav-
hengig som målsettingen bak institusjonen tilsier. 
At den nåværende OCA-direktøren har vært an-
klaget, blant annet i en artikkel i Dagens Nærings-
liv, for særlig å promovere kunstnerne i stallen til 
lederen for Oslo-galleriet med det like paradok-
sale navnet STANDARD, som hun dessuten har 
et kjærlighetsforhold til, utgjør i denne sammen-
heng en interessant semantisk vits. 

På 1990-tallet diskuterte man den såkalte in-
stitusjonelle definisjonen av kunst: Kunst er det 
som institusjonen utpeker som kunst. Det vir-
ker som om «kvalitet» er det viktigste kriteriet 
når offentlige kulturfunksjoner blir satt bort til 
semi-private institusjoner ut i fra armlengdes 
avstand-prinsippet. Men hva er kvalitet når det 
gjelder kunst? Er det slik at kvalitet er hva den 
internasjonale kunstinstitusjonen til en hver til 
definerer som kvalitet? Er det riktig av staten å 
overgi definisjonsmakten av hva som skal støt-
tes til egenrådige organisasjoner som OCA? 
Kan det tenkes at det finnes det noen ideologi 
bak armlengdes avstand-prinsippet, og kanskje 
også bak definisjonen av kvalitet? Og er den 
politiske radikale kunsten som OCA støtter, 
for eksempel Matias Faldbakken eller Gardar 
Eide Einarson, virkelig så radikal? Fungerer den 
egentlig politisk? 

Et interessant apropos i denne sammenheng 
er at Trond Giske nå synes å bevege kulturpoli-
tikken vekk fra armlengdes avstand-prinsippet. 
Personlig ønsker jeg meg ikke tilbake til en stat-
lig og sosialdemokratisk diktert oppbyggelig 
kulturpolitikk, men jeg ville sette pris på om de 
nevnte prinsipielle spørsmålene kunne bli dis-
kutert mer inngående enn de blir i dag. Gjerne 
med utgangspunkt i de, relativt sett, nye hybri-
dinstitusjonene som OCA er et eksempel på.    
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«Kunsthistorien er overfylt av tematikken menneskelig råskap 
og heksejakt. Seksuelle referanser var også mer pornografiske 

enn hva som gjøres i dag.»

Av Silje Synnøve Lyder Hermansen Foto: Sylvia Kochanska

Martin Skauen er en stor kunstner. Det vet alle 
som har sett arbeider av ham. 

Etter et år i Berlin og to soloutstillinger i Lon-
don og Los Angeles, arbeider Martin Skauen mot 
en utstilling på Østfold Kunstnersenter. Så når 
Kunstforum banker på døra, er Martin Skauen på 
jobb, i full sving med nye bilder. 

Jeg entrer atelieret forutinntatt og foruroli-
get. Skauens tegninger trekker tilskueren inn i en 
menneskelig verden av godt, gammeldags griseri. 
Han har for vane å plassere sine figurer i perver-
terte posisjoner og utsetter dem for de grusom-
ste handlinger. Likevel, gjemt mellom vold og 
pornografiske framstillinger finnes det en selsom 
poesi. 

De avbildede selv ser ikke ut til å la seg affisere 
av brutaliteten. Distanserte ansiktsuttrykk trek-
ker oppmerksomheten tilbake til det eksplisitte, 
det provoserende. I pusterommet møter jeg mine 
egne reaksjoner. 

Martin Skauen vemmes også av bildene sine. 
Men han unngår dem ikke.

The American Dream
Mannen som møter meg i døra på Alexander 
Kiellands plass, er en helt annen. Bak et velpleid 
skjegg og i rutete skjorte framstår Martin Skauen 
som verdensvant, men ikke affektert. 

Senest i april lot Los Angeles Times seg henrive 
av Skauens «skrudde surrealisme» under kunst-
nerens første soloutstilling ved Mihai Nicodim 
Gallery. Den samme utstillingen må ha henført 
Mike Kelly da han trakk kortet under et besøk. 
Dattera til Kellys samarbeidspartner gjennom 
mange år, Paul McCarthy, holder til i nabogal-
leriet. Kelly og McCarthy har begge arbeidet 
rundt konseptet abjection, og sammen har de 
spunnet rundt motsetninger som natur/kultur, 
sunt/usunt og samfunnsmessig disiplinering – te-
matikk som ikke ligger langt unna Skauens eget 
univers.

Jeg brenner inne med å  konfrontere Skauen 
med dette kjøpet, men jeg får liten respons. Han 
tar komplimenten, men tegneren er på vei inn i 
framtiden. Han vil heller snakke om forskjel-
len mellom den amerikanske og den europeiske 
kunstscenen. 

Selv mener Skauen han passer bedre i Los An-
geles, hvor narrative arbeider er mer i vinden, enn 
i Europa hvor stilen er strammere og mer konsep-
tuell. Men han synes det er morsomst å stille ut 
når han bryter med doxa.

Og her er vel også sakens kjerne: Hva er det 
egentlig Martin Skauen bryter med?

No teacher, no guru.
Maria Veie Sandvik annonserte nylig «romantis-
mens» komme (Minerva, 4/08). Det har de siste 
ti årene dukket opp en ny generasjon kunstnere 
som har tatt opp igjen maleri og tegning som ut-
trykksmåte. Sandvik knytter tendensen opp mot 
en internasjonal, figurativ trend representert ved 
maleren Neo Rauch, og nevner nettopp Martin 
Skauen, sammen med Sverre Malling og Johannes 
Høie, som norske eksempler på denne endringen.

Dagens romantisme skal, i følge Sandvik, 
være en subjektiv og figurativ reaksjon på det 
sterke teorifokuset ved Kunstakademiet siden 
1990-tallet og konseptualismens fokus på ideer, 
uten tanke på formen. Den nye generasjonen skal 
ha en forkjærlighet for det tradisjonelle håndver-
ket. Hun siterer videre Høie, som understreker at 
«hver strek skulle ha en intendert informasjon», 

og at det er et poeng i seg selv at prosessen skjer på 
frihånd uten hjelpemidler.

Martin Skauen kjenner seg lite igjen i beskri-
velsen: Han har ingen store idoler han ser opp til, 
og han er lite opptatt av at det skal synes at han 
har jobbet lenge med det figurative. 

– Jeg tegner ikke fordi det å tegne er viktig. 
Jeg tegner fordi det er et svar på ideene jeg tråkker 
rundt med, forklarer han. 

– Jeg hadde kunnet gjøre det annerledes om 
jeg bare hadde kunnet noe annet.

Påveggen i atelieret møter jeg et helfigur selv-
portrett av en salig Skauen. Han ligger halvferdig 
på obduksjonsbordet og venter på et vingespenn 
med forklarende tekster. Mens modellen selv ser-
verer boblevann og kaneldrops får jeg mer enn 
nok tid til å fylle ut hullene. På arbeidsbordet in-
dikerer en prosjektor at Skauen ikke står tilbake 
for et og annet teknisk hjelpemiddel.

Kjærligheten han tilsynelatende vier denne 
prosjektoren, er vekket av smertelige minner fra 
en rekke miniatyrportretter av mannshoder som 
ble tegnet på frihånd. Disse ble stilt ut i vinter ved 
Laura Bartlett Gallery i London. I samme utstil-
ling kunne man også finne skulpturen «Cane» – 
en gåstokk som roterte opp-ned over gulvet – og 
«Fleet», en miniatyrflåte laget av sider fra Kat-
herine Anne Porter’s roman «Ship of Fools». Te-
matisk spant utstillingen omkring menn, visdom 
og det forkrøplede.

Martin Skauen nikker for seg selv: Han ar-
beider ofte tematisk, selv om det var eksepsjonelt 
bevisst denne gangen. 

Ideen kommer altså først, men detaljrikdom-
men i bildene hans sender tilskueren inn i en total 
forvirring. Man kjenner igjen objektene, men hva 
gjør de egentlig der?

dagsaktuell i en ikke-verden Blant ver-
kene i vårens amerikanske utstilling, «Servants 
Swept the Sand Smooth», kunne de skuelystne 

Martin Skauen ( f. 1975 i Fredrikstad) re-
presenterer en ny generasjon figurative kunstnere. 
Etter flere soloutstillinger ved Laura Bartlett 
Gallery (London) og Mihai Nicodim Gallery 
(Los Angeles), er han aktuell med soloutstilling 
ved Øks (Østfold Kunstnersenter) i september i 
år. I Norge representeres han av Galleri MGM. 
www.martinskauen.com
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The Fiest, Blyant på papir, 65x55cm, 2007. Courtesy Galleri MGM. Gjemt mellom vold og pornografiske handlinger finnes en selsom poesi. 

My Masters Plan (The Guard), Blyant på papir, 120x80cm, 2008. Courtesy Mihai Nicodim Gallery. Skauen balanserer mellom humor og blodig alvor. 
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«Skauens tegninger trekker tilskueren 
inn i en menneskelig verden av godt, 

gammeldags griseri.»
beundre «My Masters Plan (The Guard)». 

Her kneler en halvnaken vakt med øynene ret-
tet tomt oppover. På tross av en rikelig utrustning 
fra Skaperens side (eller kanskje nettopp derfor?), 
har soldaten funnet sitt endelikt i et stort spyd 
som har trengt gjennom hodet nedenfra og hol-
der ham oppe. Det er vanskelig å si om blikket er 
festet på Skaperen selv eller hans bøddel (om ikke 
disse er de samme). Likeledes er det grunn til å tro 
at våpenet er soldatens eget. På spissen av spydet 
henger en ubrukelig hjelm og dingler.

– Det er ikke alle som ser humoren, flirer 
Skauen, – men det er interessant å se hvor langt 
man kan gå og fortsatt balansere mellom blodig 
alvor og vittigheter. 

«The Polarbear Split» er på sin side en utvi-
det form for tegning hvor bare halve isbjørnen sy-
nes på hver side av arket. Mellom finnes et depra-
vert sammensurium av tortur, sex, avgudsdyrkelse, 
og gudene vet hva. I god realitystil registreres og 
kringkastes handlingene ved hjelp av mikrofoner. 

Alt kan leses som en litt absurd form for teg-
neserie. Martin Skauen har valgt å filme tegnin-
gen og har lagt på et egenkomponert lydspor. Han 
liker denne formen for tegning, og til sammen 
har han laget fem lange slike animerte tegninger 
og to-tre korte.Ideen fikk han fra introen til en 
gammel grøsser, og fra NRKs rituelle barne-TV. 
Teknikken gir tegningen ekstra liv, samtidig som 
den bevarer et svært enkelt preg. 

Dokumenterte grusomheter, krigføring, 
makabre, religiøse handlinger, absurd tortur, ur-
befolkning og isbjørner gir alle assosiasjoner til 
dagsaktuelle undergangsprofetier, men valget av 
figurer gjør Skauens univers til en tidløs ikke-
verden. Derfor kjenner han seg heller ikke igjen i 
romantikerne, som gjør et poeng av det tidsmes-
sige. Som for å illustrere poenget sitt ytterligere, 
går Skauen over til å beskrive presentasjonen han 
gjør av verkene sine.

Selve utførelsen i  Skauens verker er sirlig og 
full av detaljer. Presentasjonen av dem er derimot 
så enkel som overhodet mulig. Han forklarer ut-
førlig hvordan han ønsket et sykehusaktig preg 
over utstillingen i London. Kontrasten mellom 
en steril iscenesettelse og frodige verker må ha 
vært nærmest perfekt.  

en mesterlig plan? Vi er kommet sålangt 
i intervjuet at det for lengst er slutt på boblevan-

net, ingen orker mer av kaneldropsene, og pakken 
med Dunhill virker faretruende slunken. Skauen 
skjenker seg en kopp med (antakeligvis kald) kaf-
fe, og jeg tar sats og spør om det jeg virkelig lurer 
på: Hvorfor velger han så lugubre temaer?

– Det er mer en følelse enn en livsstil, under-
streker Martin Skauen. Han har hatt en egen fas-
cinasjon for splatterfilmer siden han var barn, og 
det hører med til historien at han en gang i tiden 
produserte flere slike sammen med brødrene sine. 

– Når en ser dem i dag, registrerer jeg at de 
ikke blottet for et visst kunstnerisk preg, gliser 
han selvironisk. 

Interessen for denne sjangeren kommer delvis 
av en nysgjerrighet overfor effektene som brukes 
i slike filmer, delvis som en undring over hvorfor 
folk liker å skremmes. Råskapen er et lettfattelig 
og kraftig virkemiddel, får jeg forklart, selv om 
Skauen må innrømme at det også er for å holde 
sin egen interesse oppe når han sitter og tegner. 

– For å si noe ærlig om verden rundt seg må 
man provosere. Men provokasjon er ikke et mål i 
seg selv. Jeg bruker tegningen som et middel for å 
filosofere, forklarer Skauen. 

– Det er ikke hovedsakelig en personlig inter-
esse for det perverse, men en billedmessig tro på 
det irrasjonelle. Utfordringen ligger i å få det ir-
rasjonelle til å virke rasjonelt slik at nye meninger 
fortsatt kan dukke opp i verkene flere år senere. 

Akkurat denne tiltroen til det irrasjonelle kan 
Martin Skauen vedgå at er romantisk, men han er 
rask med å legge til at det ikke tilsvarer nostalgi. 

 Fortellerglede Når Martin Skauen arbei-
der, henter han inspirasjon fra bøker og bilder 
rundt seg og ideer som bare dukker opp en dag 
eller i en drøm. Siden flytter han rundt på figu-
rene til han finner hva han ønsker. Men Skauen 
er forsiktig med å bruke teori når han arbeider. 
Jakten på et rent perspektiv ender lett opp i en ren 
gjenfortelling. 

I etterkant er det derimot lett å finne referanser:
– Kunsthistorien er overfylt av tematikk om-

kring menneskelig råskap og heksejakt, påpeker 
han. 

– Seksuelle referanser var også mer pornogra-
fiske enn hva som gjøres i dag. 

Her kommer Skauen for øvrig med en sjelden 
referanse selv når han siterer Chapman-brødrenes 
arbeider, som også tar opp brutale temaer i fleng. 

Utfordringen framover, slik Skauen ser den, 
ligger kanskje nettopp her:åvære mer privat, og 
mindre eksplisitt provoserende. Tegningene hans 
er et utgangspunkt for å  fortelle en historie, og 
det er historien som står i sentrum. Mange av 
verkene som nå stilles ut, opererer med en reak-
sjonskjede på linje med en tegneserie. I framtiden 
vil det være interessant å arbeide mer med enkelt-
vise subjekter og sammenstilling av tekst og bilde, 
analyserer Skauen.  

Langt tilbake, langt fram Kunstner-
kollega Anders Smebye er bortreist, så Martin 
Skauen låner atelieret hans for sommeren. Resten 
av året tilbringer han i Berlin.

Det er lenge siden Skauen tegnet seg til drøm-
meland mens læreren doserte fra kateteret. Det er 
også en stund siden undergrunnsgalleriet «Sub-
comandante» var Skauens hovedaktivitet i sam-
arbeid med sin daværende kjæreste, Elna Hage-
mann. Oslo krydde av kunstnerstyrte gallerier på 
1990-tallet, men de hadde rukket å dø ut innen 
Martin Skauen entret Kunstakademiet. Slik ope-
rerte paret med et alternativt monopol i noen in-
tense år. De rakk nærmere 50 utstillinger før han 
la fra seg tittelen som kurator, og ble kunstner.

Galleriet hadde ingen egentlig profil, de stilte 
ikke spesifikt ut venner og kolleger, men lette 
utenfor sin vanlige sirkel. Skauen liker ikke å til-
høre en klikk.

– Det var min utdannelse, utbryter han. – Vi 
arbeidet med problematikken «hva er samtids-
kunst, og hva er det ikke». 

Aktiviteten hjalp ham også  gjennom pe-
rioden etter Kunstakademiet når man er full av 
ideer, men leter etter sitt eget uttrykk. Så begynte 
altså Skauen å tegne igjen, og brikkene falt på 
plass. Ideene kom ut på riktig måte.

Nå om dagen søker ikke Martin Skauen på ut-
stillinger, de kommer til ham. Men føler han at 
han står overfor et internasjonalt gjennombrudd? 

Her trekker kunstneren på smilebåndet. Han 
svarer, men unnviker spørsmålet:

– Jeg følte jeg slo gjennom på min første so-
loutstilling allerede i 2004. Så lenge jeg kan få ar-
beide fulltid som kunstner, er jeg tålmodig.

Silje Synnøve Lyder Hermansen ( f.1981) studerer 
statsvitenskap ved UiO, og var redaktør i magasi-
net argument fra høsten 2008 til høst 2009.

«Utfordringen ligger i å få det 
irrasjonelle til å virke rasjonelt slik 
at nye meninger fortsatt kan dukke 

opp i verkene flere år senere.»

Mannsportrett (scarf & cod): 
21x15cm, blyant på papir, 
2008/09. Courtesy Laura 
Bartlett Gallery. Portret-
tet (i naturstørrelse) er et 
godt håndverk, men det er 
debatten rundt mannsrol-
ler og visdom som står i 
sentrum. 
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Selv om nye tall viser at det kinesiske markedet 
har bedret seg noe, mener Hoffman at den asia-
tiske sektoren først og fremst bygger på investorer 
som sitter på omfattende lagre som de må selge. 
Det europeiske markedet består i langt større ut-
strekning av samlere som ikke har samme behov 
for å omsette fra sine samlinger. Derfor gir Hoff-
man det indiske markedet tre til ti år på å hente 
seg opp igjen, men han tenker markedet som hel-
het vil hente seg inn i løpet av to-tre år. Den mest 
ustabile sektoren er samtidskunsten som utgjør 16 
% av det totale markedet. Flere sjangre er større: 

Christie’s Post-War and Contem-
porary 30/6 – 1/7 Den vanlige ordningen i 
auksjonshusene er å innlede med en kveldsauk-
sjon med et mindre antall verk for så påfølgende 
dag å gjennomføre den store delen. Kveldssalget 
har størst omsetning, og det er naturligvis ordnet 
slik fordi det skal gi et positivt signal.

Christies kveldssalg, 30. juni, ga etter forhol-
dene, et godt resultat. Takashi Murakami som har 
vært en sikker storselger, landet på $ 479.000 for 
Flower Ball fra 2008, omtrent 30 000 over forven-
tet pris. Fortsettelsen ble ikke like fremgangsrik. 
Flere Murakami forble usolgte, og Richard Prin-
ces Country Nurse (2003) gikk for $ 2,8 millioner 
dollar, noe under høyeste forventet pris. Peter 
Doig, nok en tidligere hammerslagvinner, fikk en 
fremgang med Night Playground (1997-98) som 
ble solgt for nesten $ 5 millioner mot forventede 
3 millioner. Yves Klein som i 2008 var den tiende 
beste selger, brakte, for en gullmaling på masonitt 
(L’Age d’or) 260.000, nær den nedre grensen for 
forventet pris. 

Christies halvårsrapport for 2009 meddelte at 
omsetningen sank med 35 % fra $ 3,5 milliarder. 
Trolig kommer de viktige septemberauksjonene 
til å vise omtrent samme tendens. 

Lars Vilks ( f.1946) er svensk kunstner, kunsthisto-
riker og forfatter. 

OSLO 
grev wedels plass auksjoner. Salg: 
Klassisk og Moderne, 25.mai, høyest priset verk 
var Nikolai Astrups bilde Juninatt i hagen for 
770.000 kroner. 
Kommende auksjoner: ”Moderne og klassiske”, 30.november 
2009, Munch-auksjonen, 30. november 2009. 

blomqvist kunsthandel. Salg: Som-
merauksjonen, 9.juni, høyest priset verk var 
Erik Werenskiolds (1855 - 1938) Smaajenter som 
gikk for 1.000.000 kroner, vurdering 1.100.000-
1.300.000. 
Kommende auksjoner: ”Høstens moderne” 10.oktober 2009, 
”Høstauksjon” 24.november og ”Juleauksjon” 8.desember 2009.  

STOCKHOLM 
Bukowski Auktioner. Salg: Bukowskis 
Moderna Vårauktion, 27. - 30. april, høyest priset 
verk var Isaac Grünewalds bilde  ”Revy” omslag, 
Det röda parasollet for 2.650.000 SEK, vurde-
ring 1.500.000 til 2.000.000 SEK.  Bukowskis 
internationella vårauktion. 26.- 29. mai, høyest 
priset verk var Carl Larssons (1853 - 1919) Afton-
rodnad  som gikk for 4.250.000 SEK.
Kommende auksjoner:  Höstens Moderna Auktion,Visning: 17.-
25. okt / Auktion: 27.-30. oktober. Höstens internationella auk-
tion, Visning: 14.-22. november / Auksjon: 24.-27. november.

Wien 
Dorotheum. Salg: Zeitgenössische Kunst, 
13.mai, høyest priset verk var Georg Baselitz 
(1938) Pullover Oben, for € 225.390, verdivurde-
ring € 200.000 - 240.000.
Klassische Moderne, 12.mai, høyest priset verk 
Giorgio Morandis (1890 - 1964) ”Paesaggio” 
(Landskap) for  € 409.800. 
Kommende auksjoner: Moderne Graphik, visning 12. septem-
ber til 21. september. Auksjon 21.september.

LONDON 
Sotheby’s. Salg: Contemporary Evening 
Sale,  25.juni, omsetning £ 25.549.450, høyest 
priset verk var Andy Warhol,  Mrs. Mccarthy 
and Mrs. Brown. (Tunafish disaster),  for £ 
3.737.250. Old Master Paintings Evening Sale, 
8.juli, omsetning £ 26.134.050, høyest priset 
verk var Pieter Brueghel d.y.(1564 - 1637) A 
flemish village in winter with the massacre of 
the innocents, for £ 4.633.250, verdivurdering: 
£ 2.500.000 til 3.500.000. Impressionist and 
Modern Art Evening Sale, 24.juni, omsetning 

£33.531.150, høyest priset verk, Pablo Picasso, 
(1881 – 1973), Homme à L’épée for £ 6.985.250.   
Kommende: Contemporary Evening Sale, 16.oktober, 

Christie’s. Salg: Old Masters and 19th Cen-
tury Art, omsetning £ 20.549.650, høyest priset 
verk, Fra Bartolommeo (Firenze 1472-1517) The 
Madonna and Child in a Landscape with Saint 
Elizabeth and the Infant Saint John the Baptist, 
£2.169.250. 
Impressionist/Modern Evening Sale 23.juni, 
omsetning 37.235.550, høyest priset verk Claude 
Monets (1840 - 1926) Au Parc Monceau for 
£6.313.250 
Post-War and Contemporary Art Evening Au-
ction 30.juni (viewing at King Street), omset-
ning £ 19.063.350. Høyest priset verk var Peter 
Doig (1959) Night Playground, £3.009.250. 
Kommende: 20th Century British Art, 23.september 2009, 
Contemporary Art 16.oktober 2009, Picasso 28.oktober 
2009, Old Master & 19th Century Art 29.oktober 2009, 
Impressionist & Modern Art 25.novmeber 2009. 

New York 
Sotheby’s. Salg: Contemporary Art Evening 
Sale, 12.mai, omsetning $ 47.033.500, høyest 
priset verk, Jeff Koons, Baroque Egg with Bow 
(Turquoise/Magenta), for $ 5.458.500 
Impressionist and Modern Art Evening Sale, 
5.mai, omsetning $ 61.370.500, høyest priset 
verk, Piet Mondrian (1872 - 1944) Composi-
tion in Black and White, with double lines for 
$ 9.266.500.   
Kommende: Contemporary Art Sale, 24.september 2009, 
Impressionist and Modern Art including Russian and Latin 
American Art, 6.oktober

Christie’s. Salg: Important American 
Paintings, Drawings, and Sculpture, 20.mai, 
omsetning $16.820.400, høyest priset verk, Mil-
ton Avery (1885 - 1965) Sketching by the Sea  
for $2.210.500,  Post-War and Contemporary 
Evening Sale 13.mai, omsetning $ 93.734.500, 
høyest priset verk, David Hockney (1937) 
Beverly Hills Housewife for $7.922.500. 

Impressionist and Modern Evening Sale, 
6.mai, omsetning $ 102.767.000, høyest priset 
verk, Pablo Picasso (1881 - 1973) Mousquetaire à 
la pipe  for $14.642.500.
Kommende: American Paintings 29.september 2009, Impres-
sionist Modern Evening Sale 3. november 2009 - day sale 
4.november, Post-War & Contemporary Evening Sale 10. no-
vember 2009 - day sale and afternoon sale 11.november 2009. 

Samtid  16 %

Gamle mestere  7 %

1800-talls  14 %

Etter 1945  19 %

Moderne kunst  44 %

AUKSJONER

MESSER

Art Cologne, hadde i 2009 
54.000 besøkende. 184 gallerier 
fra 22 land stilte ut. Flere galle-
rier rapporterte at omsetningen 
oversteg forventningene. Etter 
at Düsseldorf Contemporary og 

Art Frankfurt gikk inn, er Art 
Cologne den eneste kunstmes-
sen i det velstående Rhinom-
rådet.

Art Basel satte i 2009 
besøksrekord med 61.000 

besøkende og rekord i antall 
pressefolk - 2800. Over 300 
gallerier fra 29 land viste verk 
av 2500 kunstnere. Omsetning 
oversteg forventningene.
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Usikkerhet men intet 
sammenbrudd
Et tilbakevendende eksempel på kunstmarkedets prisutvikling 
er Richard Prince og hans Nurse-paintings. Før markedet falt, 
kunne disse malerier selges for svimlende priser. De hadde en 
toppnotering på $ 8 millioner. I år har prisen falt til $ 3 millio-
ner. Det høres dramatisk ut, men det er viktig å ha i mente at 
på midten av 2000-tallet var de verd cirka $ 85.000. Kunstnere 
som Prince og Damien Hirst er ikke lenger de mest interes-
sante, og ingen tror lenger på en tilsvarende prisvekst.

Av Lars Vilks

prisutviklingen 1998 – 2009 Det mest 
påfallende er imidlertid at kunstmarkedet har 
klart seg såpass bra, men nedgangen er ikke ube-
tydelig. Christies halvårsrapport for 2009 med-
delte at omsetningen falt med 35 prosent, fra $ 3,5 
milliarder til $ 1,8 milliarder. Samtidig kan man 
i undersøkelsene av kunstmarkedet som artprice.
com gjennomfører, konstatere at det er en klar 
økning i tilliten etter en urolig høst og vinter. 

Art Confidence juni 2008 – juni 2009 
Det store spørsmål er selvsagt om bunnen en 
nådd. Naturligvis ønsker ingen aktører i kunst-
markedet videre prisfall. Derfor bør man være 
oppmerksom på at aktører fortsetter å kjøpe og 
selge for ikke å lide ytterligere tap. London-galle-
risten Kenny Schachter forteller at atskillige gal-
lerister selger til underpris for å holde virksomhe-
ten flytende. 

For forsiktighet er blitt en dyd, og Richard 
Polsky, kunsthandler fra San Francisco, foreslår 
at man skal utnytte de rabatter som galleristene 
er villige til å gi, hvis man forhandler. Det finnes 
gode muligheter til å få 20 prosent på galleripri-
sene. 

Samtidskunsten er hardest rammet av kon-
junkturen. Gamle mestere, impresjonister, til og 
med moderne mestere, berøres i mindre grad, el-
ler ikke i det hele tatt. Philip Hoffman, som leder 
Fine Art Fund, er for egen del optimistisk. Fine 
Art Fund er et fremgangsrikt investeringsforetak 
som ble startet i 2001. Et 40-talls eksperter, in-
klusive Hoffman som tidligere var ved Christie’s, 
reiser verden rundt og leter etter interessant in-
vesteringskunst. De arbeider langsiktig og forde-
ler risikoen gjennom ulike typer fond. Flere fond 
finnes for eldre kunst, og der prisene er stabile. 
Fondene overvåker prisstigningen, og hvis de kan 
selge med en gevinst på 30 prosent eller mer, er 
de som regel fornøyd. Det er kjent at Hoffman 
solgte en del samtidskunst like før markedet falt. 
Selv mener han at det var en tilfeldighet. 

Spredningen i markedet En grunn til at 
nedgangen som helhet ikke har blitt som sterk 
som man fryktet, er den globale spredning i 
kunstmarkedet. Som man ser, har England og 
USA like stor andel av det globale markedet. 

England 36 %

USA 36 %

Kina  7 %

Frankrike 6 %

Italia 3 %

Tyskland  3 %

Sveits  2 %
Andre land 8 %
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Det kommunikative språket 
er området for forståelsen, 

og språket vi bruker 
innenfor vitenskapen. Og 
som språk er det nyttig. 

Fremfor alt gir det kontroll; 
kontroll over naturen og 

kontroll over tingene. Det 
er teknologien beviset 
på. Samtidig, og det er 

problemet, er det et språk 
som skjuler tingenes vesen. 

Pipp-pipp er ikke et arbitrært tegn som kan byttes 
ut med et hvilket som helst annet tegn. I kraft av 
lyden det imiterer, står det i et vesentlig forhold til 
det det benevner, akkurat som Adams språk.

kommunikativt og ekspressivt språk
Nå skal man på den annen side være klar over at 
når Benjamin forholder seg til jødisk-religiøse 
grunntekster, er interessen hans som regel mer fi-
losofisk enn den er teologisk. Lesningene blir der-
for metaforiske, ikke eksegetiske. Målet er å jobbe 
frem et filosofisk vokabular som kan avløse de 
mer mytologisk fargede forestillingene, som for 
eksempel forestillingene om et adamittisk og et 
menneskelig språk, noe Benjamin i dette tilfellet 
gjør ved å la begrepene kommunikativt og ekspres-
sivt språk avløse begrepene om det menneskelige 
og et adamittiske språket. Det kommunikative 
tilsvarer det menneskelige, det vil si språket etter 
syndefallet. Det kommunikative språket er der-
med området for forståelsen, og språket vi bru-
ker innenfor vitenskapen. Og som språk er det 
nyttig. Fremfor alt gir det kontroll; kontroll over 
naturen og kontroll over tingene. Det er teknolo-
gien beviset på. Samtidig, og det er problemet, er 
det et språk som skjuler tingenes vesen. 

På den måten blir det også fremmed overfor 
naturen. Og når språket blir det, blir vi det. Ver-
den avfortrylles, sier Benjamin, og med det me-
ner han at språket, fordi det ikke lenger uttrykker 
tingenes vesen, får naturen til å fremstå som tom 
og meningsløs. Magien forsvinner. Naturen blir 
forvandlet til stum faktisitet.

Annerledes derimot med det ekspressive språ-
ket. Det er i slekt med det adamittiske, og i slekt 
med barnets onomatopoetikon. I motsetning til 
vitenskapen er det ikke ute etter kontroll eller na-
turbeherskelse. I stedet vil det uttrykke tingene. 
Vitenskapen, det Adorno siden kaller for den 
instrumentelle fornuft, har på sin side forsøkt å 
drive det ekspressive språket ut ved å rendyrke 
det kommunikative. Men det ekspressive har 
overvintret – innenfor kunsten. Det er én av tan-
kene Adorno setter frem i sitt eget magnum opus 
om kunst: «Ästhetische Theorie».

 Der er nemlig ikke kunst og vitenskap, som 
postmodernismen senere skal påstå, to ulike me-
taforsystemer som hver på sin måte leverer tegn 
for en virkelighet man dypest sett ikke kan fange. 
I stedet får kunsten en privilegert rolle. Den blir, 
som Adorno sier, et reservat for sannheten.

I kraft av å være ekspressiv er nemlig kunsten i 
stand til å åpne seg for naturen på en annen måte 
enn hva som er tilfellet med vitenskapen. Viten-
skapen befinner seg i situasjonen Kant beskriver 
med sin kopernikanske vending, og der er det 
som kjent ikke begrepene som retter seg etter 
verden, men verden som retter seg etter begre-
pene. Det betyr at tilgangen vitenskapen gir oss 
til verden i en viss forstand ikke er primær, men 
sekundær. Naturen viser seg ikke som det den er, i 
seg selv, men som det den blir – filtrert gjennom 
begrepene. Sånn sett blir naturen, innenfor viten-

skapen, en projeksjon av vår egen forståelsesform. 
Den blir et speil, og det vi ser i speilet, er oss selv. 
Naturen, sier Adorno, gjøres identisk.

det ikke-identiske Men det betyr også at 
noe vesentlig går tapt. Og dette vesentlige er nett-
opp det begrepet ikke fanger; hva Adorno kaller for 
det ikke-identiske. Og det er dette kunsten gjør til 
tema. Det er hva den er ute etter å uttrykke; ikke 
så mye som tingenes vesen, som det man kunne 
kalle tingenes undertrykte vesen; ikke hva vitenska-
pen avdekker, men hva den tildekker. Som påpekt 
krever imidlertid det enn annen tilgang til naturen 
enn hva vitenskapen er i stand til å formidle.

Adorno finner den i begrepet om det somatis-
ke. Innenfor det somatiske oppstår en kroppslig, 

en slags ikke-vitenskaplig eller før-begrepslig opp-
levelse av naturen; en form for åpenhet i subjektet 
hvor kunstnerens mottakelighet stilles til disposi-
sjon for naturen – eller det i naturen begrepene og 
vitenskapen har ekskludert.

Det somatiske blir på den måten en form for 
sensibilitet som gjør seg mottakelig for det nega-
tive; det ikke-identiske. Det somatiske vil, mot-
satt vitenskapen, ikke nå frem til en sannhet som 
korresponderer med tingene, men en sannhet 
som oppfyller dem. Og å oppfylle betyr å frem-
stille tingene på en måte som rommer noe av tin-
genes (undertrykte) vesen.

Kunsten lar oss dermed ane, og det den lar oss 
ane, er noe annet enn det som vanligvis kommer 
til syne. Så om situasjonen for objektet innenfor 
vitenskapen, slik Kant sier, er at objektet må til-
passe seg mennesket, så er det motsatte tilfellet 
innenfor kunsten. Der er det mennesket som må 
tilpasse seg objektene, noe Adorno kaller for ob-
jektets forrang. Det betyr at kunstneren fremfor 

å gjøre tingen identisk med begrepet heller for-
søker å etterlikne den – nettopp på en måte som 
kan minne om barnets onomatopoetika.

mimesis Dette er hva som ligger i begrepet om 
mimesis, eller det mimetiske. For akkurat som 
barnet hermer objektet i sine onomatopoetika, vil 
kunstneren herme, eller etterlikne objektet i verket. 
Dermed blir det mimetiske stående for en form for 
ikke-begrepslig overensstemmelse mellom en sub-
jektiv frembringelse, verket, og det «ukonstruerte” 
andre kunstneren står overfor – objektet forutfor 
eller uberørt av vitenskap og begreper.

På den måten tvinger ikke kunstneren naturen 
eller objektene inn i sin egen sfære. Han føyer seg 
i stedet etter objektene. Smyger seg inntil dem. 

Slik lar han dem komme i tale. Det er den dypere 
meningen med det somatiske: Sensibiliteten det 
innebærer, målbærer en ekstrem form for mot-
takelighet, og innenfor denne lar man seg tiltale 
av tingene. Dermed kommer også tingene selv i 
tale – gjennom verket. Slik oppnås nærmest en 
magisk enhet mellom benevnelse og objekt – ikke 
en korresponderende. Skjønt benevnelse kan fort 
bli misvisende. Riktigere ville være å si at kunst-
neren gjør seg til medium for tingene: Ikke ved å 
være en som tar dem i besittelse, men ved å være 
en som lar dem komme til uttrykk – gjennom 
verket.

Og det er i kraft av dette Adorno kan kalle 
kunsten for ekspressiv, og ikke for kommunikativ. 
Og akkurat som barnet som imiterer fuglelyder, 
ikke så mye er ute etter å benevne som det er ute 
etter å besverge fuglen, vil også kunstneren mer 
være opptatt av å uttrykke fremfor å omtale tingen.

Aura og navn På den måten avdekker kunst-
en det Adorno, med et lån fra Benjamin, kaller 
for tingenes aura. Og tingenes aura er igjen hva 
vitenskapen ikke greier å fange. Det mimetiske 
evner derimot å fremstille det auratiske, som 
tingens ekspressive selvutlevering – hinsides vi-

tenskapens begreper og menneskets intensjoner.
Kunsten når på den måten inn til det Ador-

no kaller for tingenes navn, eller tingenes hellige 
navn, en betegnelse som kan gi assosiasjoner det 
man i mer konvensjonelle former for metafysikk 
kaller for tingenes vesen. Og assosiasjonen er for 
så vidt ikke gal. Forskjellen er imidlertid at der 
tradisjonelle metafysikere som Platon og Aquinas 
snakker om tingens vesen som det allmenne, der 
vil Adorno insistere på tingenes vesen som noe 
som bare lar seg erfare gjennom det individuelle.

Som eksempel trekker han frem Proust og 
Prousts bruk av stedsnavn i «På sporet av den 
tapte tid». Stedsnavnet eller egennavnet greier 
nemlig å mane frem noe av det Adorno kaller for 
tingenes «dunkle sjarm», ikke som geografiske 
betegnelser, men som nøkler til et rike av barn-
domserindringer. På den måten oppnår stedsnav-
nene å vise noe av hva tingene er, men når de gjør 
det, gjør de det til gjengjeld i kraft av å fremstille 
dem som individuelle, som særegne, det vil si som 

På sporet 
av det 

tapte verk
Dårlig kunst gjør oss snakkesalige. God kunst gjøre oss stumme. 
Betyr det at det vellykkede verket egentlig ikke lar seg beskrive? 

Ikke nødvendigvis. I alle fall finnes de som har forsøkt.

Av Knut Saanum

om man skulle gi en kortest mulig opp-
summering av kunsthistorien de siste 200 årene, 
måtte det være ved å si at det som starter som 
formoppløsning i det 19. århundre, det ender som 
verkoppløsning i det 20. Og om formoppløsnin-
gen begynner med Turner og slutter med Picasso, 
så starter verkoppløsningen med Duchamp, men 
da som en prosess som fremdeles pågår, slik at den 
ennå ikke ser ut til å være avsluttet. Verkoppløs-
ning blir sånn sett nøkkelen til samtidskunsten.

På den måten er det ikke formen og formprin-
sippet det brytes med i dag, men verket og verk-
prinsippet.

Nå er på den annen side også verkoppløsnin-
gen avhengig av verket. For uten kunstverket gis 
naturlig nok ingen verkoppløsning. Et av spørs-
målene samtidskunsten dermed må finne seg i å 
dele med modernismen, er spørsmålet om hva 
verket er. Eller kanskje riktigere: Hva verket var.

Blant de mer interessante av svarene vi finner 
på dette spørsmålet, er bidragene til de tyske teo-
retikerne Walter Benjamin og Theodor Adorno. 
For med begreper som mimesis og aura, det natur-
skjønne og det autentiske, lanserer de ikke bare vo-
kabularet for modernismens estetikk. De leverer 
også instrumenter som gir anledning til presise 
beskrivelser nettopp av hva verket var.

kunst og språk Kunst for Benjamin, som for 
Adorno, dreier seg, kunne man si, om en bestemt 

type språk. For å skjønne rekkevidden av denne 
tankegangen, er det imidlertid viktig å få med seg 
at når Benjamin og Adorno snakker om språk, så 
snakker de om språk i en noe annen betydning 
enn den dagligdagse.

I avhandlingen «Über die Sprache überhaupt 
und über die Sprache des Menschen», legger Ben-
jamin frem tanken om at språket i utgangspunktet 
er noe annet enn et rent kommunikasjonsmiddel. 
Kommunikasjon er riktignok en del av språket, 
men allikevel en avledet og underordnet del i for-
hold til en mer opprinnelig språkform.

Influert av tysk idealisme og jødisk tankegang 
lanserer Benjamin tanken om at språket har opp-
hav i Gud og i Guds skapelse av verden. Når Gud 
skaper verden, skaper han ved å navngi eller utsi 
tingene. På den måten blir også språket forbundet 
med tingenes vesen. Eller omvendt: Tingenes ve-
sen blir av språklig karakter. Verden og verdens or-
den er språk. Ikke menneskenes språk, men Guds 
språk. Skjønt en gang var det også menneskenes 
språk, nærmere bestemt Adams. Før syndefallet.

Da snakket Adam på samme måte som Gud. 
Riktignok ikke ved at tingene oppsto i samme øy-
eblikk som han uttalte dem, men ved at ordene 
han uttalte, uttrykte tingenes vesen, direkte. 

Adam sto på den måten i et umiddelbart for-
hold til naturen, ikke et fremmedgjort adskilt, 
som mennesket etter syndefallet. Når Adam 
navnga tingene, kunne han navngi i kraft av ord 

som uttrykte tingenes vesen. Adam, og ikke Pla-
ton, er derfor filosofiens far. I alle fall om man 
sier at filosofien er virksomheten som fastlegger 
tingenes vesen.

Men med syndefallet kom utdrivelsen, van-
ligvis fremstilt gjennom Eva og slangen, men for 
Benjamin også, og i denne sammenhengen mer 
eksemplarisk, gjennom historien om Babel og 
den babelske språkforvirringen.

Syndefallet innebærer nemlig også en form 
for språklig fall, forfall og utdrivelse. Benjamin 
beskriver det ved å si at vi går fra et adamittisk til 
et menneskelig språk. I det menneskelige språket 
mister ordene sin opprinelige, sin umiddelbare 
forbindelse med tingene; de blir til det man i 
strukturalismen kaller for arbitrære (tilfeldige) 
tegn. Et eple kan hete «eple», men det kan også 
hete tusen andre ting (som det da også gjør på an-
dre språk). Ordene er ikke lenger noe som uttryk-
ker tingenes vesen. De er tilfeldige merkelapper vi 
har hengt på dem. Derfor kan de også byttes ut. 
Tegnet har mistet forbindelsen med tingen.

Dette er imidlertid ikke situasjonen for det 
adamittiske språket. For å klargjøre hva som ligger 
i det, trekker Benjamin inn barnets onomatopoe-
tikon. For når toåringen sier pipp-pipp og vov-vov 
i stedet for fugl og hund, finnes noe av det opp-
rinnelige ved den adamittiske navngivingen der. 
Barnet lager ikke ordene som tilfeldige merkelap-
per, men som mimetiske besvergelser av dyrelyder. 
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noe som ikke likner på noe annet. Dermed dan-
ner de en modell for erfaringen, en modell som 
er allmenn. Samtidig vil den som modell aldri 
kunne virkeliggjøres andre steder enn innenfor 
erfaringen av det individuelle.  

Nominalisme Adornos posisjon kunne kal-
les for en form for metafysisk nominalisme. Det 
betyr at tingenes vesen nok lar seg erfare, men 
aldri som noe annet enn innenfor erfaringen av 
det genuine, det vil si i møte med enkelttingen 
formidlet av navnet. Det er da også grunnen til 
at Adorno andre steder angriper begrepet som 
fremstillingsform. Nettopp fordi begrepet retter 
seg som inn mot det allmenne, vil filosofien (pa-
radoksalt) bli diskvalifisert som medium for det 
essensielle. Filosofien, sier Adorno, må jobbe med 
begrepet, mot begrepet. 

Musikken trekkes derimot frem som et ek-
sempel på noe som er i stand til å uttale tingenes 
navn. Dette sier også noe om abstraksjonsnivået 
Adorno opererer på. For når han snakker om 
musikken som bærer av navn, indikerer han sam-
tidig en språklighet radikalt forskjellig fra den 
dagligdagse. Musikken representerer en annen 
type språk enn det menneskelige; et språk som 
ligger tettere opp til tingenes eller det guddom-
meliges språk. For å erfare et slikt språk, kreves 
en ekstrem form for mottakelighet, en genuin 
tilstand av passivitet, som, om den oppnås, gir 
en tilgang til erfaringer som avdekker tingenes 
radikale annerledeshet. Das ganz andere.

For der tingene kommer i tale gjennom et 
språk som likner deres eget, viser de seg på en måte 
som er ukjent for oss. De viser seg ikke lenger som 
det de er, eller riktigere: som det vi har gjort dem 
til – i kraft av den instrumentelle fornuft. I stedet 
viser de seg som hva de kunne ha vært.

Dermed åpnes også for et messiansk perspek-
tiv innenfor kunsten. For om det som kommer 
til syne gjennom kunsten, ikke er virkelig – kunst er 
jo alltid artefakt, et konstrukt, og dermed også noe 
skinnbarlig – vil allikevel erfaringen av det represen-
tere en foregripelse av noe som er virkelig. Skinn, sier 
Adorno, er et løfte om det som ikkeer skinn.

Smak og autentisitet Smak blir på den 
annen side forkastet som en upålitelig indikator 
på hva verket er, like mye som på hva verket bør 
være. Smaken har opphav i mennesket, i vanen, 
i tradisjonen, er formidlet gjennom begreper og 
gjengir på den måten nettopp subjektivitetsher-
redømmet Adorno er ute etter å bryte.

Smaken er opptatt av hva verket må oppfylle 
– for at vi skal bli tilfredsstilt. Gjennom begrepet 
om det somatiske er Adorno på den annen side 
mer opptatt av hva vi må oppfylle for at verket 
skal kunne fremtre for oss – som genuin erfaring. 

Stilt overfor det avanserte verk er det derfor 
ikke vi (smaken) som bedømmer verket subjek-
tivt, men verket som bedømmer oss – objektivt. 
Hva vi sier om verket, blir underordnet hva verket 
sier om oss. Denne reverseringen av perspektiv 

kan minne litt om middelalderens estetikk. Der 
var det ikke mennesket som skulle se kunsten, 
men kunsten som skulle se mennesket. Om man 
gikk inn i en kirke, var det ikke for å se bildet av 
helgenen, men for at helgenen, fra avbildningen, 
skulle kunne se ned til oss.

På tilsvarende måte er Adorno mer opptatt av 
hvordan kunsten bedømmer oss, enn hvordan vi 
bedømmer kunsten. Kunsten blir sannhetsvitne, 
og det den vitner om, er blant annet subjektets 
vold mot tingene – en vold subjektet tenderer mot 
å fortrenge. Blottlagt av verket viser imidlertid vol-
den seg gjennom rystelsen og sjokket – noe som i 
sin tur også blir en indikasjon på det autentiske.

 Motsatt vil smaken og smakens velbehag 
kunne ende opp i en form for selvforherligelse, en 
form for estetisk forenkling, ja fortrengning, slik 

Adorno blant annet ser det i kulturindustrien. 
Det er også grunnen til at massekulturen sjelden 
vil virke forstyrrende eller urovekkende. Den vi-
ser verden slik verden fremtrer for oss: som skinn, 
som uvirkelighet, som noe falskt, men på en måte 
som gir inntrykk av at denne tilstanden represen-
terer det virkelige. At den er sann.

Dermed bekreftes subjektets herredømme. 
Mennesket kan føle seg enhetlig og stabilt, trues 
ikke av oppløsningen eller sjokket. Falskheten 
gjøres til norm. 

Innenfor det avanserte verket, er det imidler-
tid det motsatte som skjer. Der rystes vi. Sjokket, 
mangelen på stabilitet og det fragmentariske, vi-
ser verden, ikke slik den instrumentelle fornuft 
har gjort den, men slik den i virkeligheten er: 
Uforsont, uforløst, ulykkelig, stum og lidende.

Dette momentet kommer tilbake i formopp-
løsningen. For som refleks av det Adorno kaller 
det sivilisatoriske ordensprinsipp, må nemlig 
formen oppgis. Formen gjengir en falsk form 
for trygghet, en orden som egentlig ikke eksiste-
rer. Autentisitet betyr derfor blant annet også å 

gi avkall på form. Riktignok ikke fullstendig, for 
all kunst trenger jo på en eller annen måte form. 
Men ved på den annen side delvis å la formen gå 
i oppløsning, slik maleriet gjør ved å gi avkall på 
figurasjon, og slik musikken gjør ved å gi avkall 
på tonalitet, vil noe av det heterogene, det an-
nerledesartede, det som ellers ville ha vært stumt, 
komme til uttrykk i kunsten.

	
Det naturskjønne Kunst er imidlertid ikke 
eneste arena for tingenes annerledesartethet. Det 
heterogene kan også vise seg innenfor det Adorno 
kaller det naturskjønne. Erfaringen av det natur-
skjønne vil sånn sett kunne likne på kunsterfa-
ringen. Som estetisk kategori har imidlertid det 
naturskjønne stått lavt i kurs helt siden Hegel i sin 
estetikk ga uttrykk for at det naturskjønne inne-
holdt for lite av menneskelig ånd til å kunne bli 
tatt på alvor.

Men nettopp fraværet av det menneskelige, av 
subjektiviteten og det begrepsmessige gjør det na-
turskjønne interessant for Adorno. Det som imid-
lertid skiller naturskjønnheten fra kunstverket, er 
at der kunstverket kommer til oss gjennom uttryk-
ket, der vil naturskjønnheten mer vise seg i still-
heten. Stillheten er så å si naturskjønnhetens egen 
stemme. Naturskjønnheten, sier Adorno, forsvin-
ner i samme øyeblikk vi åpner munnen. Ethvert 
menneskelig ord vil øve vold mot denne stillheten.

Samtidig er det ikke en stillhet som er stum. 
For også stillhet er et uttrykk. Den sier noe, men 
det den sier, er noe annet enn hva menneske er i 
stand til å uttrykke. Dermed vil naturskjønnhe-
ten, som det auratiske, vise til en objektiv betyd-
ning – hinsides begrepenes subjektive intensjo-
ner. På den måten vitner også naturskjønnheten 
om objektets forrang.

Man skal imidlertid passe for å forveksle det 
naturskjønne med det skjønne. For der skjønn-
heten vil vekke behag i kraft av det Kant kaller 
erkjennelseskreftenes frie spill, vil naturskjønn-
heten mer vise seg som desintegrerende og amorf. 
Heller enn å inngi behag, inngir den gys, en form 
for frykt, ja den vil nærmest kunne fremtre som 
truende. På den måten er det ikke skjønnheten, 
men det naturskjønne Odyssevs vil beskytte seg 
mot – når han propper ørene fulle av voks for 
ikke å gå i oppløsning i møtet med sirenenes sang. 

Skjønnhet opplevd som behag er derfor egent-
lig bare mulig der naturen er behersket, der den 
står under menneskelig kontroll. På samme måte er 
naturen heller ikke vakker for det førsivilisatoriske 
mennesket. Mer enn skjønn, viser den seg som 
fryktinngytende, oppløsende, truende. «Skrik» av 
Munch gir uttrykk for denne erfaringen. «Skrik» 
er Odyssevs uten ørene proppet fulle av voks.

Som eksempel på verk som imiterer hete-
rogeniteten i det naturskjønne, vil imidlertid 
«Skrik» kunne tjene som godt eksempel på hva 
Adorno forstår med det avanserte verket.

Knut Saanum ( født 1964), magister i filosofi fra Uni-
versitetet i Oslo, virker som universitetslektor i filosofi.

Smaken er opptatt av hva 
verket må oppfylle – for 
at vi skal bli tilfredsstilt. 

Gjennom begrepet om det 
somatiske er Adorno på den 
annen side mer opptatt av 
hva vi må oppfylle for at 

verket skal kunne fremtre 
for oss – som genuin 

erfaring.
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Eivind Slettemeås

Kunst og prekaritet
Torpedo Press
2009
76 s.

Eivind Slettemeås har gitt ut en bok 
på Torpedo Press som tar for seg 
forholdet mellom kultur og øko-
nomi. En kan også lure på hvorfor 
kunstnerens utsatte stilling har blitt 
et forbilde for moderne arbeidsorga-
nisering. Det ligger en stor gevinst 
for arbeidsgiverne her. Kunstneren 
vikles inn i sin tids økonomiske 
diskurser. Han som alle andre. 
Begrepet Prekaritet kan sette ting på 
spissen. Det kan være et meget egnet 
redskap til å fange opp, beskrive og 
dissekere det som skjer. Prekaritet 
er en betegnelse som brukes om 
den kreative klasse. Spørsmålet er 
hvordan kunstneren preges av da-
gens økonomiske diskurser. Hvilket 
språk ligger bak prosessene? Og hva 
er kunstnerens stilling i forhold til 
økonomi? Slettemeås ser ting fra en 
annen side; hva er den faktiske situa-
sjonen med hensyn til kunstnerens 
økonomiske arbeidsforhold? Det 
sentrale begrepet, altså reflektert i 
bokens tittel, blir det prekære – det 
utsatte. Etter hvert som den kreative 
økonomien vokser, stilles kravene 
til selvrealisering, vekst, fleksibilitet 
opp som et ideal – i et stadig økende 
antall bransjer. Språket følger libera-
lismen som hånd i hanske – denne 
boken er også en utforskning av 
det moderne arbeidsmarkedets nye 
modeller for utbytting.

Teksten har også med stoff 
som behandler oppbyggingen av 
kunstnernes organisasjonsformer, 
fra syttitallet til i dag.

Håkon Bleken

Tekster i utvalg (1964-2008) 
Torpedo Press.
2008
164 s.
 

Håkon Bleken har ikke bare gjort 
seg berømt som billedkunstner; 
sporadisk har den kjente  maleren 
skrevet i media. Skribenten Bleken 
er ikke bare velformulert, men også 
klok, dessuten aldri prippen eller pu-
ritansk. Denne lille boken gir et oss 
et ”Bleken i utvalg”, fra sekstiårene 
til i dag. Det politiske engasjement 
skinner igjennom, uten at kunst-
neren kan reduseres til ren ’politisk 
kunstner’. 

Mange av Blekens kronikker er 
med, men leseren får også anled-
ning til å følge utviklingen i norsk 
kunstoffentlighet, ved å studere det 
forfatteren sa den gang om mange 
av de slag han har vært med i. Her 
er blant annet tekstene om Jørgen 
Nashs sagnomsuste happenings 
i Trondheim trykt på nytt. Ikke 
minst makter Bleken å synliggjøre 
den norske puritanismen, enhver 
’moraldebatt’ handler knapt om 
noe mer enn (offentlig) seksualmo-
ral. Kulturminister Bondevik står 
ganske naken igjen etter malerens 
’Ministeren og kulturen’, som ble 
trykt etter at Bondevik ville ta fra 
forfatteren kunstnerlønnen. Teksten 
har ikke bare med Blekens egne 
skrifter, men også svar fra motdebat-
tanter og essays til videre fordyp-
ning, som Håkon Blekens samtale 
med Tone Hansen, ”Blekens plass i 
offentligheten”.

This is the land 
of confusion... 
Kan en pamflett være både forvirret, løgnak-
tig, sannferdig, og interessant – alt på én og 
samme tid?

Elin Seip

Fliret og Mørket -Tanker om ting        
Redigert av Kristian Ø. Dahl
Feil Forlag
2009
32 s.

Hva i helvete er dette? Dét var 
min første reaksjon. Etter hvert 
har jeg kommet frem til at dét 
var jo egentlig en ganske positiv 
respons; jeg liker boken – som et 
forsøk på forvirring.

En pamflett – av en Elin Seip, 
redigert av kunstner Kristian Dahl. 
Det er det teksten utgir seg for å være. Skjønt noe halvhjertet. Opplysningene 
om ”Elin Seip” på baksiden er såpass karikerte at det er lett å få øye på Dahl 
selv. Jeg tror ikke jeg ødelegger noe for forfatter eller forlag ved å skrive dette; 
noe av poenget er vel at illusjonen skal briste. Som leser møter du et virvar 
– et noe som minst av alt er klart. Interessant? Ja, absolutt. Gode tanker? En-
kelte av dem, i det minste, de kan i hvert fall ha en verdi idet kastes ut, uten at 
forfatteren nødvendigvis ønsker å stå ansvarlig for meningene han formidler.

Boken faller i hovedsak i to deler. Første del er Elin Seips manifestaktige 
tanker omkring kunst, kunstfilosofi, refleksjoner og opprør. Denne Elin Seip 
skriver Dahl at han møtte på en bar i Sydney. Seip – en utstøtt norsk kran-
glefant, og - får vi vite - er noe av en multikunstner. Tankene til Seip er forvir-
rende, brokete. Jeg blir usikker på hva jeg egentlig leser her; er boken Dahls 
portrett av en forvirret kunstnersjel? Står Dahl inne for disse meningene?        

Kanskje noe av ideen kommer klart frem på slutten, hvor det dukker opp 
en ganske presis observasjon av bindingene i kunstnerens rolle – hvordan en 
for evig og alltid vil måtte ikle seg en maske – en maske som er laget av det 
han flykter fra. Men denne masken fremstår likevel som sannere, i betydnin-
gen oppriktigere, enn mye, eller noe annet. Slik jeg forsiktig leser boken, blir 
teksten en lek, et spill for å slippe unna fastlåste betydninger. Slik sett: når 
forfatteren, Seip, er såpass dustete, evner Dahl å skape et dobbelt rom. Du 
blir forvirret som leser; ting blir ikke dogmatiske i teksten.

Andre ganger lurer jeg på om Dahl har ordentlig grep om denne Seip-
skikkelsen. Hun sies å komme fra et ”litterært hjem” - en noe underlig formu-
lering – litterært hjem? Det er et eller annet i den setningen... det er en for 
stiv konstruksjon. Til å være fra et ”litterært hjem” skriver Seip i en merkelig 
stil. Denne avslutningen av setningen med to punkter, for å indikere spen-
ning... Skal det ikke være tre prikker, og ikke to? Dette er bare et lite eksem-
pel på at fortellerstemmen ikke er troverdig. Men jeg vet ikke – dét er sikkert 
Dahls intensjon. Hovedpoenget med boken ligger neppe der. 

Trond Horne

Indian Highway

Astrup Fearnley Museet for Mo-
derne Kunst
2009
64 s.

Den nye posisjonen India inntar, 
også innen kunstfeltet, ble markert 
med utstillingen Indian Highway, 
som ble vist på Astrup Fearnley-mu-
seet fra april til juni i år. Katalogen 
fra utstillingen viser bredden innen 
moderne indisk kunstliv, innenfor 
en rekke felt – alt fra arkitektur, 
samtidskunst og dans er med. Kata-
logen består av en presentasjon av 
hvert enkelt kunstnerskap, dessuten 
følger det med et fotografi av ver-
kene til alle kunstnerne som deltar. 

Utstillingen ble først vist på 
Serpentine Gallery i London, men 
utstillingen i Oslo inneholdt også en 
ny seksjon, kuratert av kunstneren 
Bose Krishnamachari. Dette kon-
septet vil følge utstillingen fremover, 
slik at hver enkelt utstillingshall vil 
invitere en ny indisk kunstner eller 
kunstnergruppe til å sette sitt preg 
på utstillingen.  Denne katalogen 
inneholder også et forord, samt en 
veiviser til ”The Indian Highway”, 
skrevet av Ranjit Hoskote.

Steinar Haga Kristensen

Retrospective
Torpedo Press
2009 
264 s.
 

Dette er den første retro-presenta-
sjonen av Kristensens arbeider. Det 
har blitt en bok som konsentrerer 
seg omkunstnerens tidlige liv og 
virke, noe som er litt rart, siden 
kunstneren er fersk avgangselev fra 
Kunstakademiet. Denne boken er 
altså noe mer enn en lang studie i 
Kristensens utforskning av kunst-
neriske former. Kanskje er det en 
alternativ strategi, hvor vi blir usikre 
på hva som i det hele tatt presente-
res? Det kunstneriske prosjektet ser 
selv ut til å være under lupen.
Boken begynner med et lengre 
intervju, hvor kunstneren snakker 
med Matias Faldbakken. Et annet 
essay er en undersøkelse av “Sprach-
maske”

I tillegg til en rekke tekster og 
fotografier av kunstnerens arbeider 
er det med et arbeid hvor Pernille 
Albrethsen tar utgangspunkt i det 
sentrale kunstverket ”The Troll Mir-
ror”. Albrethsen viser de motstriden-
de impulsene mellom de forskjellige 
kunstneriske personene og strategier. 
Kjetil Røed har også med et essay 
om Kristensens forsøk på avhuma-
nisere logikken bak eksperimentell 
økonomi. Design er ved Kristoffer 
Busch.

Eva Eriksson, Annika Gunnars-
son, Martin Gustavsson, Maria 
Görts, Anette Göthlund, Hans 
Hayden, Marianne Hultman, Karin 
Malmquist, Magnus af Petersens, 
Martin Sundberg, Anna Tellgren, 
Jeff Werner.

Historieboken. Om Moderna Mu-
seet 1958 – 2008. 
Moderna Museet, Stockholm
2008
 

Dette praktverket handler om selve 
Moderna Museet i Stockholm. Tolv 
nyskrevne tekster tar opp sentrale 
temaer innen for museets virke. 
Billedmaterialet er svært rikt, boken 
inneholder en rekke fotografier i 
helsideformat. All ønskelig infor-
masjon omkring utstillingene er 
tilgjengelig. Dessuten har teksten 
med en fyldig bibliografi. Det mest 
spenstige er kanskje tidsaksen. I ste-
det for en treg oppsummering, som 
begynner med museets unnfangelse 
på attenhundretallet, går boken 
den motsatte vei. Kronologien snus 
på hodet; boken begynner med en 
tidsakse som starter i 2058, for så å 
gå bakover. Åpningen er spenstig, 
innholdet og presentasjonene enda 
mer. 

Espen Dietrichson

Sketches For A Mechanical Sunrise
Torpedo Press
2009
118 s.
 

Dette er den første breddepresenta-
sjonen av Espen Dietrichsons arbei-
der – et verk som viser trangen til 
kunstnerisk perfeksjon, utforskning 
av teknikkens verden, illustrert 
gjennom gjengivelse av et utall av 
kunstnerens arbeider. Etter flere 
viktige utstillinger kommer denne 
utgivelsen, som gir oss en sjanse til 
å studere Dietrichsons komplekse 
formspråk i bokform. “Sketches For 
A Mechanical Sunrise” er også tit-
telen på en bok med tegninger, som 
ser ut til å følge sin egen ville logikk. 
Den metodologiske grundigheten 
og bokens humor gjør dette til en 
fin første utgivelse i Torpedo Press’ 
nye monografiserie med samtids-
kunstnere.

Boken har, i tillegg til presen-
tasjonen av kunstnerens arbeider, 
også med et intervju, gjort av Power 
Ekroth, samt essayer av Helga-Marie 
Nordby og Eivind Slettemeås. 
Boken inneholder også fargefotos 
fra mange av Dietrichsons utstillin-
ger, samt gjenopptrykk av Reverse-
fountain-fotografiene som ble stilt 
ut i Kristiansand og Oslo.
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Kritikk som dannelsesprosjekt
I Erlend Hammers Samlede kunstkritikker kan leseren følge kritikerens utforskning av egen identitet.

Erlend Hammer: 
Samlede kunstkritikker
Ctrl + Z Publishing
2008
233 s.

Erlend Hammer har i løpet av få år 
rukket å bli en halvveis beryktet kri-
tiker før han la fra seg pennen og ga 
ut sine samlede kritikker. Hans virke 
kan ses som et dannelsesprosjekt 
hvor teksten blir brukt til å eksperi-
mentere med skrivestil og identitet. 

 For dette har han høstet mye kri-
tikk fra kunstnere og andre kritikere, 
en kritikk som blant annet har gitt 
ham stempelet som Tommy Olsson-
wannebe og hipster-wannebe. Selv 
innrømmer han i kritikken ”Kuk er 
ut” fra 2006 at han ønsker den typen 
berømmelse som Tommy Olsson har 
oppnådd, og det ender opp med at 
han følger kollegaen rundt på Frieze 
Art Fair i London for å se hvordan 
han gjør det.

 Innimellom skriver han om 

klærne sine og nye skoinnkjøp. 
Skrivestilen hans er blitt omtalt som 
performativ, og han er ofte selv tyde-
lig til stede i teksten som subjekt. Til 
tider inkluderer han også refleksjo-
ner over sin egen rolle som kritiker 
og over forskjellige tekstuelle grep 
han tar i kritikkene. 

 Til en viss grad, men ikke helt 
konsekvent, beveger han seg fra sak-
lige kritikker i begynnelsen av 2005, 
mot mer og mer desillusjonerte og 
subjektive kritikker fra 2006 og 
fremover. Det blir en logisk konse-
kvens av de erfaringene han gjør, at 
han legger kritikerpennen på hylla. 

 I boken har han inkludert små 
kommentarer til kritikkene som gir 
et slags bakenfor-kritikken-innblikk 
i hans produksjon. Innimellom 

innrømmer han at en tekst er kjede-
lig, eller at han har bommet med 
sine egne betraktninger. Et sted viser 
det seg faktisk at han valgte å slakte 
en utstilling for at teksten skulle bli 
bedre. Så i bunn og grunn handler 
Hammers kritikervirke om å skrive 
den gode teksten, kunsten er der 
bare som materiale å spinne reson-
nementer rundt. 

 Boken gir et godt innblikk i 
Hammers virke og tanker omkring 
det å være kritiker, og satt sammen 
på denne måten kan man følge 
utviklingen i hans kritikerskap fra 
begynnelse til slutt, med en avslut-
ning som må ses som et performativt 
grep. 

André Gali

Line Ullekleiv(red.)
Norsk Kunstårbok 2008/Norwe-
gian Art Yearbook 2008
Pax 2008 
157 s.

Norsk Kunstårbok er en årlig utgi-
velse i samarbeid med Kunstnernes 
Informasjonskontor (KIK). Årboka 
er en samtidskunstens ”Hvem-
hva-hvor” og tar gjennom artikler, 
bilder og utvalgte anmeldelser sikte 
på å gi et bredt innblikk i norsk 
kunstliv i året som har gått. Boka 
er tvers igjennom tospråklig. Årets 
gjesteredaktør er kunstkritiker Line 
Ullekleiv, og årets hovedtema er 
kunsthåndverk. I tillegg til utvalgte 
kunstanmeldelser fra pressen gir 
delen I bakspeilet en oppsummering 
av kunståret i tekst og bilder. 

David Gariff; Eric Denker; Dennis P. 
Weller (m.fl.) 
Hvem inspirerte hvem i kunsten? 
Orion forlag, 2008 
192 s.

Denne fascinerende boken viser 
hvem som inspirerte hvem i maler-
kunsten, og gir samtidig en lettfatte-
lig innføring i kunsthistorie. Boken 
tar for seg de ”skjulte” forbindelses-
linjene mellom 50 innflytelsesrike 
malere, de som grunnla eller omdefi-
nerte en kunstretning. Kunstnernes 
nøkkelarbeid blir gransket i detalj 
for å vise de ulike karakteristiske 
trekkene, og hva slags innflytelse de 
har hatt på senere kunstnergenera-
sjoner. 

Geir Haraldseth (m.fl)
Landings vol 1
Landings forlag
111s.
 
Denne boken fra galleriet Landings 
fungerer som et tilleggsrom. Samta-
len om kunst er vel så viktig som vis-
ningen av kunst, skriver Haraldseth 
i forordet. Ved å supplere visnings-
rommet med det trykte materialet 
tilbys ytterlig en dimensjon omkring 
begrepet Landings. Tidsskriftet 
bidrar til å holde på  vår oppmerk-
somhet. Det hele blir en meditasjon 
omkring selve kunstopplevelsen. I 
stedet for en enkelt opplevelse på et 
enkelt sted, Vestfossen, blir prosjek-
tet her utvidet, i tid, rom og sted

Therese Angel Mæhle
Broken Tales
Eget forlag
Ingen sideanvisning

”Broken tales” byr på sorthvitt-
tegninger, absurd humor og en rekke 
underlige mentale forbindelser 
mellom tegningene. Den som tar 
en titt, kan fort få seg en overras-
kelse eller to. Boken har kunstneren 
gitt ut selv, og i forbindelse med 
utgivelsen hadde hun en utstilling av 
de originale tegningene i hjemmet 
til kunstnerkollegaer Jorunn Hancke 
Øgstad og Martin Skauen. Gode 
tegninger, et skrått blikk på land og 
folk, og ikke så lite humor kan den 
finne som velger å tre inn i Mæhles 
kunstneriske univers.

Sarah Thornton 
Seven Days in the Art World 
Granta publications 2008
Illustrert 274 s.

Boken ”Seven Days in the Art 
World” av Sarah Thornton tar for 
seg nettopp syv dager i utvalgte 
deler av kunstverdenen. Auksjonen 
(Christie’s i New York), kritikken 
(California Institute of the Arts), 
prisen (Turner Prize), magasinet 
(Artforum), atelierbesøket (Takashi 
Muramaki), biennalen (Venezia) og 
messen (Basel Art Fair).

Forfatteren har brukt en for-
skende tilnærmingsmetode, som en 
antropolog; hun trenger inn i kunst-
verdenen ved deltagelse. Kunstmil-
jøet er et slags hemmelig samfunn, 
det er ingen hemmelighet. Man må 
som aktør opparbeide kredibilitet 
for å komme inn. Dette gjelder for 
kunstner som samler, gallerist som 
kritiker, fattig som rik

Thornton beskriver toppen av 
det kommersielle laget som befinner 
seg på verdensbasis. Dette miljøet 
kan ved første øyekast ha lite til felles 
med det her i Norge. Samtidig er 
hierarkier, hvordan man interagerer, 
spilleregler og metoder nær bruk av 
nettverk og kredibilitet. 

 Prosjektet er interessant i den 
forstand at boken og forfatteren blir 
en medspiller. Thornton har tilgang 
til og kan stille spørsmål til aktørene 
som gjerne deler sin kunnskap og 
viten, noe som i seg selv er uvanlig 
i dette miljøet. Det fremkommer 
mellom linjene at hun tar og gir kre-
dibilitet, og boken blir en plattform 
for kred-akselerering som er en viktig 
ingrediens for verdiskaping av kunst, 
ikke bare kommersielt. I boken 

forklarer hun hvordan kunst(neren) 
hjelpes frem av flere aktører til å få 
en posisjon.

 Boken kan til tider virke som 
en lang ramse name-dropping av 
stjerneaktører, men det er slik kunst-
verdenen er, så måten hun formidler 
miljøet på, blir en refleksjon og 
redegjørelse for den.

Teksten har et lett tilgjengelig 
språk (engelsk) og en god drive der 
man ikke bare lærer noe, men også 
blir underholdt. Som insider nikker 
man gjenkjennende og bli forundret, 
som outsider blir man opplyst og 
forundret, - forundret fordi kunst-
verdenen er og blir forunderlig.

 
Tanja Thorjussen

Bak kulissene 
Hva foregår egentlig bak scenene i kunstverdenen? Bli med på en tidvis munter reise bak kulissene!

Johan Lundberg/Christopher Rådlund: 
Figurationer: romantik och realism i 
norskt samtidsmåleri
Atlantis Forlag 2009
182 s.

Boken er en bred presentasjon av 
norsk figurativ kunst. For et svensk 
publikum. Boken kom ut i sammen-
heng med utstillingen ”Figuratio-
ner: romantik och realism i norskt 
samtidsmåleri”. 

Kunsten som vises her, forbindes 
gjerne med Odd Nerdrum og kret-
sen rundt ham, hvor håndverk og en 
dyp respekt for gamle mestere legger 
grunnlaget for arbeidene. Nerdrum 
er velkjent i Sverige, men ellers er 
det få her som kjenner til disse vitale 
miljøene for figurativ billedkunst. 
Utstillingen og boken gjør det mulig 
å stifte bekjentskap med denne figu-
rative tradisjonen i norsk kunst. 

Anne Stenstad
the Norwegians,Vol 2 - Women
Dashwood Books
2009, 52 portretter.

“The Norwegians, Vol 2 - Women” 
er en undersøkelse og reaksjon på 
kunstnerens røtter. Utvalget dekker 
et bredt spekter av kjente nord-
menn, så vel som ukjente. Første 
bind i denne serien var viet menn, 
nå avfotograferes norske kvinner. 
Boken gir en mulighet til å studere 
grundigere en rekke norske typer. 
Noen bærer nasjonaldrakter, andre 
viser mer subtile tegn på norsk-
het. Til sammen danner bildene og 
bøkene en tekstlig vev som under-
søker kunstnerens bakgrunn i det 
norske. Spørsmålet blir hva norskhet 
egentlig vil si. Boken har et forord av 
Kjetil Røed.

Matias Faldbakken:
Shocked Into Abstraction
Cornerhouse Publications 2009
162 s.

Denne boken er basert på en utstil-
ling som viser en bred presentasjon 
av Matias Faldbakken. Dette var 
den første museumsmønstringen 
av Faldbakken og den første større 
presentasjonen av en yngre, norsk 
kunstner i Nasjonalmuseet. Vekten 
ligger på nye arbeider laget til utstil-
lingen, men disse settes også i dialog 
med enkelte verk fra perioden 2005-
2009. Denne katalogen er en større 
tekst, med bidrag fra blant andre 
Peter Osborne (professor ved Midd-
lesex University), Jennifer Allen 
(kunstkritiker) og Øystein Ustvedt 
(kurator Nasjonalmuseet).

Kjersti Bale:
Estetikk – en innføring
Pax, 2009
178 s.

Kjersti Bale skriver om kunst og me-
ning, modernisme og modernitet. 
Hun drøfter spørsmålet om repre-
sentasjonen, smakens problem, det 
skjønne, det heslige og det sublime. 
I boken inngår også diskusjonen om 
høy- og lavkultur, og om forbindel-
sene mellom kjønn, globalisering, 
teknologi og kunst i bred forstand. 

Forfatteren henter eksempler 
fra alle kunstarter: litteratur, visuell 
kunst, teater og film. Boken er 
beregnet på studenter og lærere i 
estetiske fag, men kan også leses 
av et mer allment publikum med 
interesse for kunst og filosofi. 
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tegneserier i en serie halv-abstrakte malerier. 
Verkene undersøker de sosiale konnotasjonene 
ved makt, historien, globalisering og omgivelsene 
og hvordan de påvirker formingen av personlig 
og kollektiv identitet.

James McNeill Whistler
Munchmuseet: Utstillingen viser et betyde-
lig utvalg grafiske arbeider Whistler utførte i 
perioden 1857-1901. Whistlers internasjonale 
anerkjennelse som kunstner skyldes vel så mye 
hans grafikk som hans malerier. Hans Thames 
serie (1859-61), to serier fra Venezia (1879-80) og 
raderingene fra Amsterdam (1889) ble beundret 
av både samlere og andre kunstnere, og hadde 
stor innflytelse på kunstgrafikken helt frem til 
1920-tallet.

Theodor Kittelsen
Bomuldsfabrikken Kunsthall: Theodor 
Kittelsen er velkjent for sine rike illustrasjoner av 
Asbjørnsen og Moes folkeeventyr. Han arbeidet 
med illustrasjoner av bøker, også i kombina-
sjon med egne tekster. Kittelsen malte og tegnet 
folkelige skildringer av mennesker, dyr, mystiske 
vesener og landskap. Særlig kjent er Kittelsen 
for sine illsutrasjoner av troll og naturmytiske 
vesener og han har i stor grad definert hvordan 
norske troll ser ut. 

Akseli Gallen-Kallela
Rogaland Kunstmuseum: Akseli Gallen-
Kallela (1865-1931) regnes som Finlands nasjo-
nalkunstner. I sine skildringer av natur og folk, 
formidler Kallen-Gallela sine inntrykk av det 
typiske finske. Han gjør det i en tid da nasjo-
nalstaten Finland tar form, og utstillingen gir 
derfor et innblikk i et viktig kapittel i den finske 
historien.

20.11.2009 - 20.12.2009
That was then... This is now
Gruppeutstilling kuratert av Heidi Bjørgan

Møre – og Romsdal

Aalesunds Kunstforening
26.09 – 25.10
Kjell Erik Killi Olsen / Harald Fenn
Maleri og skulptur

31.10 – 22.11
Frank Brunner - Marius Engstrøm - Tone 
Indrebø - 
Astrid Nondal - Henrik Placht - Thomas Sæ-
verud - Øystein Tømmerås
Maleri. 
Utstilling i samarbeid med Galleri Haaken.

28.11 – 31.12
Desemberutstillingen 
Div.kunstnere, div.teknikker.

Kunstnersenteret Møre og Romsdal
26.08 – 04.10
Vanessa Baird / Mette Hellesnes
Festivalkunstnere Bjørsonfestival  60084   

10.10 – 14.11
Martin Due / Per Lysgård
Grafikk og keramikk.
60085  
   
28.11 – 31.12
Juleutstilling BKMR

Nordland

Bodø Kunstforening
19.09.2009 - 04.10.2009
Vigdis Bøyding
Grafikk

10.10.2009 - 25.10.2009
Victor Lind
Being Apart
Diverse teknikker
Installasjon
30 års jubileum Samisk Kunstnerforbund. 

31.10.2009 - 22.11.2009  
Børje Sundbakken
Maleri

28.11.2009 - 21.12.2009
Desemberutstillingen

Nordnorsk Kunstnersenter
08.09 – 10.10
Katja Høst
Blind spot 
Fotografi og lyd  

23.10 – 15.11
Hans Ragnar Mathisen
 
27.11 – 31.12
Jubiléeumsutstilling – NNKS 30 år 
Medlemsutstilling. 

Nord-Trøndelag

Nord Trøndelag Fylkesgalleri
12.09 – 10.10
Trine Lotte Krogseth 
Arr: Namsos Kunstforening  

19.09 – 24.10 
Anne Karine Solgaard, Siri Brekke, 
Johannes Vemren Rygh 
Smykker, keramikk, objekter.

22.10 – 28.11 
You can`t hold back spring
Vandreutstilling fra Nasjonalmuseet for kunst, arkitek-
tur og design. 
 

31.10 – 21.11 
Anne Kristine Thorsby
Namdalsstipendiaten 2009 
Arr: Namsos Kunstforening 

Oppland

03.10.2009 - 03.01.2010
Jon Gundersen, Rune Johansen, Irene Norli
Ting forteller
Lillehammer Kunstmuseum

21.11.2009 – 07.02.2010 
Tor Refsum 
Maleri. Retrospektiv utstilling  

Oslo

Astrup Fearnley Museet
17.09.2009  - 29.08.2010
Rotasjoner #2 
Astrup Fearnley Samlingen

23.09-2009 - 03.01.2010
Nate Lowman
The Natriot Act

DogA – Norsk Design og Arkitektursenter
17.09.2009-15.11.2009
Chain City

Fotogalleriet
01.10.2009 - 01.11.2009
A Narrow Scene of Hypothetical Circumstances
Sveinn Fannar Jóhannsson

Sandaker skole
05.11.2009 - 06.12.2009
Line Bøhmer Løkken

Januar
Stipendutstillingen for Fotografer

Utstillinger 
sept. 2009 – 
jan.  2010
Utstillingsrommet er blant de viktigste stedene 
hvor kunstnerisk uttrykk finner sted. Vi skriver 
om kunstnere og utstillinger først og fremst for 
at leseren skal få lyst til å gå å se kunstverk slik de
presenteres i fysiske rom. Høstens utstillingspro-
gram er variert og tilbyr mange innfallsvinklert 
til det å lage kunst, hvordan det kan presenteres 
og hvordan det kan oppleves. I utstillingsrom-
met kan unge kunstnere komme til orde og eldre 
kunstneres arbeider kan oppleves for første gang 
eller gjenoppleves. Her presenterer vi viktige 
kunstgallerier, institusjoner og museer i innland 
og utland og deres program for høst- og vinterse-
songen. Vi håper det finnes noe her som
kan falle i smak for det kunstinteresserte publi-
kum. God kunsthøst!

Akershus

Akershus Kunstsenter
03.09.2009 - 04.10.2009
Maria Manuela Rodriques, 
tekstil, installasjon, veggtegning, objekter
Elisabeth Thun, Andreas Glad, Anette Dale, 
maleri

17.10.2009-15.11.2009 
Torgeir Husevaag, tegning, installasjon
Stine Gonsholt, video, tegning
Patrick Nilsson/Andreas Soma, tegning, maleri
Maria Ryen/Borghild R. Unneland/ Heidi S. 
Sørensen

Henie Onstad Kunstsenter
07.04.2009 - 11.10.2009
The art of tomorrow today
Utvalg fra samlingen

30.08-2009 - 08.11.2009
Høvikodden Live
Årets Høvikodden Live utstilling har fått tittelen Å bli 
hørt er å bli sett (To be Heard is to be Seen). 

01.10.2009 - 17.01.2010
Kurt Schwitters i Norge
Dette er den første store utstillingen med arbeider av 
den tyske kunstneren Kurt Schwitters (1887-1948) som 
er vist i Norge. 

22.10.2009 - 31.12.2009
Samlingen i utvalg

22.10.2009 - 29.11.2009
Dokumentarfoto

Aust – Agder

Bomuldsfabrikken Kunsthall
26.09.2009 - 01.11.2009
Kittelsen og Moe

14.11.2009 - 13.12.2009
Tarjei Bodin Larsen, James Brooks og Anders 
Ruhwald

Buskerud

Galleri Star / Vestfossen
02.05 - 04.10
Alex Katz
Malerier

Vestfossen Kunstlaboratorium
02.05 - 04.10
Nachspiel / Vorspiel
Ti festspillkunstnere fra 1999-2008 har innvitert med 
seg ti unge kunstnere. 

Finnmark

Samisk Kunstnersenter
18.09 - 21.10
Annelise Josefsen
Drøm og bedrag 
Annelise Josefsen stiller ut skulpturer.  

30.10 – 15.11
Samisk Stipendutstilling
 
20.11 - 20.12
Randi Strand 
Savio stipendiat 2009, SDG stipendiat 2009

Hedmark

Kunstbanken Hedmark Kunstsenter
05.09 – 18.10
Børje Sundbakken, Ann Avranden og Sigurd 
Røsnes, Michael O´Donnell, Sidsel Palm-
strøm og Ingunn Bakke
 
30.10 – 01.11 
Performancefestival
Årets festival presenterer nordiske og internasjonale 
performancekunstnere i byrommet og i Kunstbanken. 
Se fullstendig program på www.kunstbanken.no   

14.11.2009 – 10.01.2010 
Pierre Lionel Matte, Wenche Guldbrandsen, 
Bodil Lundsten Buchacz
Installasjon, papirarbeider. 

Hordaland

Bergen Kunsthall
17.09.2009 - 17.10.2009
Arquivo Histórico Vanda Sevo
I forbindelse med den 28. biennalen i São Paolo ble 
det igangsatt en omfattende innsamling av biennale-
materiale fra hele verden. Dette arkivet vil bli gjort 
tilgjengelig for publikum både under og etter bien-
nalekonferansen i Bergen.
 
Bergen Kunstmuseum
30.04.2009 - 04.10.2009
Ransve,
De svarte bildene
 
02.10.2009 - 13.12.2009
Eikaas 
Retrospektiv
 
Stiftelsen, 314
14.08.2009 - 27.09.2009
Jeon Joonho
The White House
Digital animation

19.11.09 - 10.01.2010
PIKSEL 09 
Free as in Art
Piksel er en festival for kunstnere og utviklere som 
jobber med Free/Libre og Open Source teknologi i 
kunstnerisk virksomhet.

Hordaland kunstsenter
21.08.2009 - 20.09.2009
Kuratert av Erlend Hammer

09.10.2009 - 08.11.2009
HC Gilje 
(separatutstilling)

Josefine Lyche
Vestfossen Kunstlaboratorium: Josefine 
Lyche er en konseptuell kunstner som ofte benytter 
seg av glamorøse virkemidler og henter tematikk 
fra new age og vitenskap. Ofte refererer arbeidene 
hennes til minimalismens estetikk og hun kan ses 
som en feministisk versjon av Andy Warhol i sin 
forkjærlighet for glitrende overflater og sterke klare 
farver. På Vestfossen viser hun et brutalt verk med 
referanser til bl.a. Matias Faldbakken.  

Kuratert av Erlend Hammer
Hordaland Kunstsenter:For to år siden 
begynte Erlend Hammer å planlegge et prosjekt 
han ville gjennomføre på HKS. Han ville i for-
kant av utstillingen fremstille det for publikum 
som om han kuraterte en utstilling med Bjørn-
Kowalski Hansen, mens han egentlig skulle selge 
visningsrommet til selskapet Clear Channel. 
Clear Channel sa nei til å kjøpe tilgang til rom-
met, og Hammer ønsket ikke å lage noen vanlig 
utstilling. Utstillingsrommet er derfor tomt 
med en tekst hvor Erlend Hammer diskuterer 
prosjektet.
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Andy Warhol
Tate Modern: Andy Warhol viste gjennom sitt 
virke hvordan kunstens verdi som vare blir defi-
nert. Gjennom en radikal merkevarestrategi byg-
get Warhol opp et kunstnerisk imperium hvor liv 
og kunst smeltet sammen. I utstillingen ”Pop Life: 
Art in a material world” på Tate Modern undersø-
kes kunstnerrollen i lys av at kunstnere i nyere tid 
har strukturert sin offentlige personlighet som et 
produkt, hvor mediestrategier, forretningsliv og 
glamor inngår i en kompleks merkevarebygging. 

13.09.2009 - 13.12.2009 
Utstillingen 09 kunsthåndverk
Denne årlige juryerte utstillingen produseres av Nor-
ske Kunsthåndverkere. 

30.10.2009 - 31.12.2011
Per Spook 
Haute Couture
Utstillingen viser klær fra Per Spooks motehus i Paris, 
som var i virksomhet frå 1977 til 1995. 

Museet for Samtidskunst
12.06.2009 - 29.11.2009
Statens Kunstakademi 100 år

15.10.2009 - 03.01.2010
Allora & Calzadilla

Nasjonalgalleriet
17.03.2007 -
Kunst 3. 
Verk fra samlingen 1814-1950
Samlingsutstillingen inviterer til en vandring gjennom 
nærmere 150 år av den norske kunstens utvikling.

09.10.2009 - 03.01.2010
Rolf Nesch. 
En grafiker utenom allfarvei

Nasjonalmuseet - Arkitektur
02.10.2009 - 06.12.2009
Odd Brochmann. 
Arkitekten tegner og forteller

11.10.2009 - 10.01.2010
Jan Pappelbaum
Utstillingen viser arbeider av en av Europas ledende 
scenografer innen samtidsteater. 

03.12.2009 - 31.12.2009
Pepperkakehus

Oslo Kunstforening
26.09.2009 - 18.10.2009
Mai Hofstad Gunnes
 

24.10.2009 - 15.11.2009
Catrine Thorstensen
BPM – Beats Per Minute

21.11.2009 - 13.12.2009
Sparebankstiftelsen DnB NOR Stipendutstilling
I årets stipendutstilling medvirker Mai Hofstad 
Gunnes, Ignas Krunglevicius, Camille Nor-
ment, Kristoffer Myskja og Monica Winther. 

Stenersenmuseet
27.08.2009 - 04.10.2009
Lim Dim
Unge kunstnere fra Vietnam

15.10.2009 - 30.12.2009
Ulf Nielsen
Maleri

29.10.2009 - 30.12.2009
Crispin Gurholt
Fotografi

Vigelandsmuseet
11.09.2009 - 08.11.2009
Trine Lise Nedreaas
Videodokumentasjoner.
 
Rogaland

Stavanger Kunstforening
08.10.2009 – 15.11.2009
Fra tegning og maleri til installasjon og video

Rogaland Kunstmuseum
02.09.2009 - 22.11.2009
Akseli Gallen-Kallela
I villmarken
Akseli Gallen-Kallela (1865-1931) regnes som Finlands 
nasjonalkunstner. 

03.12.2009 - 05.04.2009
Mette Tronvoll
Fotografi
Portrettet utgjør kjernen i produksjonen til Mette 
Tronvoll. 

Sogn – og Fjordane

Sogn og Fjordane Kunstmuseum
06.01 – 31.12
Corpus kroppen som kunstnarleg uttrykk
Sogn og Fjordane Kunstmuseum. Prestebøen 

Eikaasgalleriet
04.09 – 15.11
Jølster 2008
Fotoprosjekt av Oddleiv Apneset.  

11/09-09-01/11-09 
Sabina Jacobsson
Indoor Happiness
Foto, video, installasjon. 

Svalbard

Galleri Svalbard  
10.10.2009 - 30.10.2009
Den 63. Nordnorske kunstutstilling 2009

12.11.2009 - 31.12.2009
Tove Sundt-Hansen
Sølvtråden
Maleri og performance

Sør-Trøndelag

Babel
25.09.2009 - 04.10.2009
Cathrine Dahl/ Ørjan Aas, Norge

16.10.2009 - 25.10.2009
Sarawut Chutiwongpeti Thailand/ Joanna 
Bushowska Polen/Tyskland

13.11.2009 - 22.11.2009
Maria Bustnes, Norge

04.12.2009 - 13.12.2009
Shigo Yoshida,  Japan
Julia Barbosa Landois, Sverige

Claude Monet
MoMa: Den franske maleren Claude Monet er 
kjent for sine impressjonistiske landskapsmale-
rier. Vannliljene regnes blant de viktigste verkene 
innenfor denne retningen og har fått en enorm 
berømmelse. Han malte 250 bilder med vannlil-
jer som motiv og mange er fra hans blomsterhage 
i Giverny og ble malt de siste tredve årene av 
hans liv. På MoMA vises alle museets malerier fra 
Monets senere periode.

Jennifer Allora 
& Guillermo Calzadilla 
Museet for Samtidskunst: Det ameri-
kansk-cubanske kunstnerparet Jennifer Allora 
(f. 1974) og Guillermo Calzadilla (f. 1971) har 
egenartede aspekter. Verkene fremviser en bisarr 
humor, som grenser mot det absurde, i kombi-
nasjon med et sosialt og politisk fundament. 
Slående er også det rike registeret, både i det 
materielle og det performative uttrykket. 

Turner
Tate Britain: J.M.W. Turner var en romantisk 
landskapsmaler fra England som sies å ha lagt 
grunnlaget for impresjonismen. I sin samtid var 
han en kontroversiell figur, men har i ettertid 
blitt sett på som den kunstneren som gjorde 
landskapsmaleriet til en likeverdig sjanger med 
historiemaleriet. Utstillingen på Tate Britain 
undersøker hvordan Turner imiterte, rivaliserte 
og prøvde å overgå mange av de største malerne 
i historien.

Galleri Brandstrup
12.09.2009 – 04.10.2009
Ola Kolehmainen

08.10.2009 – 08.11.2009
Inger Sitter

Galleri Erik Steen
28.08.2009 - 27.09.2009
Ernst Billgren, Harald Fenn, Jan Freuchen, 
Tor-Magnus Lundeby, Jens Fänge, Kjell Erik 
Killi Olsen, Lello//Arnell, Løvaas & Wagle, 
Snorre Ytterstad, Stian Ådlandsvik.
Nye arbeider

08.10.2009 - 15.11.2009
Jens Fänge

19.11.2009 - 20.12.2009
Løvaas & Waglew

Galleri Haaken
30.09.2009 - 25.10.2009
Petter Hepsøe

04.11.2009 - 13.12.2009
Sverre Malling
tegninger

Galleri K
02.10.2009 - 01.11.2009
Eilif Amundsen
Retrospektiv maleri

Galleri Maria Veie
11.09.2009 – 
Johannes Høie
Disintergration

14.11.2009 – 13.12.2009	
Christina Leithe Hansen
Testshot/ Flaneurie

Galleri MGM
September
Lothar Hempel

November
Leonard Rickhard 
 
Galleri LNM
04.09.2009 - 27.09.2009 
Andreas Soma

02.10.2009 - 25.10.2009 
Nina Torp

30.10.2009 - 22.11.2009 
Lars Strandh

27.11.2009 - 20.12.2009 
Anne Sofie Vistven

Galleri Riis
01.10.2009 – 01.11.2009
Marijke van Warmerdam

19.11.2009 - 17.01.2010
Håvard Homstvedt

Med forbehold om endringer.
Kontakt galleriet for nøyaktig informasjon. 

Galleri Soft
13.08.2009 - 27.09.2009
Hans Hamid Rasmussen
Vrang - rett

08.10.2009 - 15.11.2009
Unn Sønju
Raw War

26.11.2009 - 03.01.2010
Aslaug Juliussen
Re: Frozen Flowers

Kunstnerforbundet
05.09.2009 - 27.09.2009
Thorbjørn Sørensen, maleri
Gisle Harr, skulptur
Christine Gaudernack, smykker
Trond Mikkelsen, metall

03.10.2009 - 25.10.2009
Karl Hansen, maleri
Liv Tandrevold Eriksen, tegning
Vidar Koksvik, glasskunst

31.10.2009 - 22.11.2009
Marianne Bratteli, maleri
Petrine Kjesrud Lillevold, installasjon
Elisabeth von Krogh, keramikk

26.11.2009 - 23.12.2009
Desemberutstillingen
Billedkunst og Kunsthåndverk. StatoilHydros nomina-
sjonsutstilling

Lautom Contemporary
06.09.2009 - 07.10.2009
Ane Mette Hol & Kristin Nordhøy

Munch-museet
09.10.2009 - 03.01.2010
Edvard Munch
Verk fra den faste samlingen
Munch-museet viser i høstens utstilling et stort utvalg 
av Edvard Munchs hovedverker fra hele hans kunstner-
karriere. Maleri og grafikk.

09.10.2009 - 03.01.2010
James McNeill Whistler

Nasjonalmuseet for Kunst, Design & Arkitektur

Kunstindustrimuseet 
20.02.2004 - 01.01.2010 
Stil 1100-1905

12.03.2005 - 01.01.2010
Design og kunsthåndverk 1905-2005

26.10.2008 - 31.12.2010 
Nasjonalmuseets draktgallerier

26.10.2008 - 31.12.2010
Nasjonalmuseets studiesamlinger for glass og keramikk

Trond Mikkelsen
Kunstnerforbundet: Trond Mikkelsen 
er en skulptør som ikke har vært vist så mye i 
Norge tidligere. Arbeidene hans befinner seg i et 
grenseland mellom estetisk objekt og mekanisk 
nonsens-instrumenter. Verkene er interaktive og 
publikum kan sette igang mekanikken gjennom 
berøring. Arbeidene han viser på Kunstnerfor-
bundet kretser rundt funksjonalitet og metamor-
fose.  

Ane Mette Hol
Lautom Contemporary: Ane Mette Hol 
er en tegner som har etablert seg sterkt de siste 
årene. Arbeidene hennes går inn i en problema-
tikk rundt det personlige nærværet av kunstne-
ren som skaper av et verk og det masseproduser-
te. Tegningene hennes er ofte til forveksling like 
kopierte ark, papirruller eller skisseblokker, men 
de er alle laget for hånd gjennom en nitidig strek 
og bearbeiding av materiale. 
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Trøndelag Senter for Samtidskunst
03.09.2009 - 04.10.2009
Trøndelagsutstillingen 2009 TBA

16.10.2009 - 08.11.2009
Eleqtroboutique
Trondheim Matchmaking 2009
Festival for kunst og teknologi. 
Arrangør: Trondheim Elektroniske Kunstsenter.

Trondheim Kunstmuseum
21.06.2009 - 24.10.2009
Per Kirkeby
Maleri og skulptur

18.10.2009 - 03.01.2010
De-ve-lo-pe
Kollektivutstilling

Trondheim Kunstforening
03.09.2009 - 18.10.2009
Norwegian Wood - et laboratorium
Miljøvennlig trearkitektur for fremtiden. 

22.10.2009 - 22.11.2009
Regin Hjertholm, Fotografi
Inger Anne Hunderi, Alzheimerprosjekt
Ole Tolstad, Fotografi

26.11.2009 - 20.12.2009
Magne Vatneødegård
Maleri

26.11.2009 - 20.12.2009
Desemberutstillingen 

Trondheim Elektroniske Kunstsenter
Oktober
Trondheim Matchmaking
Norges eneste årlige internasjonale festival for kunst 
og ny teknologi.

Telemark

Porgrunn Kunstforening
12.09 – 11.10
Morten Kildevæld Larsen

Telemark Kunstnersenter
18.09 – 24.10
Hovedsalen: Johan Strandahl
Prosjektrommet: Kristofer Henriksson 
Videopresentasjon: Vårin Andersen 

07.11 – 12.12 
Hovedsal:Kurartert gruppeutstilling
Prosjektrom: Anders Valde 
Videopresentasjon: Mai Hofstad Gunnes

Troms

Nordnorsk Kunstmuseum
15.08.2009 - 11.10.2009
Potensial
Utstillingen er et samarbeidsprosjekt mellom Norske 
Kunsthåndverkere Nord-Norge og Nordnorsk Kunst-
museum, Tromsø.
 
Tromsø Kunstforening
09.10.2009 - 20.12.2009
Rune Eraker, foto. 
Drømmen om Europa
(Møt kunstneren 31. oktober)

16.10.2009 - 22.11.2009
Geir Jenssen og Carl Michael von Hausswolf. 
Bestillingsverk, DKS Tromsø - workshop: Siri 
Austeen og Audun Eriksens lydworkshop, Kon-
serter under Insomnia (Menelaos, Alexander Ris-
haug + Marius Watz) Lydkunstseminar med Muu.

27.11.2009 - 03.01.2010
Ulrika Pihlström, Jan Hakon Erichsen og 
Robert Johansson

(med forbehold om endringer på datoer)

Vest – Agder

Agder Kunstnersenter
09.10.2009 - 13.11.2009
NBK-Agders årlige utstilling

Cristiansands Kunstforening
03.10.2009 – 01.11.2009
Jørgen Craig Lello og Tobias Arnell

03.10.2009 – 01.11.2009
Høstutstillingens videoprogram

14.11.2009 – 20.12.2009
Takashi Mitsui. 
Kunstner i Kristiansand kommunes gjesteatelier

14.11.2009 – 20.12.2009
Juleutstillingen
Salgsutstilling

Søgne Gamle Prestegård
18.10.2009 - 22.11.2009
Karl Chilcott
skulptur

04.12.2009 - 20.12.009
Juleutstillingen 2009

Sørlandets Kunstmuseum
19.09 – 15.11
Panorama 
Olav Christopher Jenssen, maleri og skulptur 
 
28.11 – 31.12
Christian Skredsvig
Maleri

Vestfold

Haugar Vestfold Kunstmuseum
12.09 – 08.11
AntArctica
AntArctica er Haugars bidrag til Kulturminnevernåret 
og fokuserer på en rekke norske og  internasjonale 
kunstnere som på ulike måter forholder seg til de 
alvorlige klimaendringene verden opplever i dag.

21.11.2009 – 31.01.2010
Exit Vestfold
Denne utstillingen presenterer fem unge kunstnere 
fra Vestfold som har det til felles at de alle har tatt sin 
kunstutdannelse i utlandet, der de fleste også fortsatt 

bor og arbeider. Installasjon, film, fotografi, datagra-
fikk, tegning og maleri.

21.11.2009 – 03.01.2010
Haufart
Verk fra samlingen

Preus museum
12.09.2009 – 03.01.2010 
Kunsten å falle/ The art of falling 
Norsk performance og prosesskunst 1966-2009. 

24/09 
Marie Høeg - et politisk portrett
Boklansering 
 
04.10
Supersøndag
Foredrag, omvisninger og aktiviteter for barn 

15.11.2009 – 31.01.2010 
Fiat Lux
- samlingen fram i lyset! 

Østfold

Punkt Ø
29. august - 18. oktober
Favoured Nations
Momentum - 5th Nordic Biennial of Contemporary 
Art Utstillingen finner sted I Momentum kunsthall og 
på Galleri F 15.
 
31. oktober - 10. januar
Bendik Riis Band
En utstilling om Bendik Riis’ innflytelse i norsk kunst
Kurator: Jon-Ove Steihaug.

Østfold Kunstnersenter
05.09.2009 - 25.10.2009
Martin Skauen, Michael Johansson, Espen 
Gudevold
Soloutstillinger

31.10.2009 - 20.12.2009
Odd Skullerud
Retrospektiv i hele huset og i Fredrikstad kunstforening.

Berlin

Hamburger Bahnhof - Museum für Gegenwart
11.09.2009 - 03.01.2010
Keren Cytter, Omer Fast, Annette Kelm, 
Danh Vo11
National Gallery Prize for Young Art 2009
 
Museum für Fotografie
04.06.2009 - 31.01.2010
Helmut Newton
Sumo
 
Neue Nationalgalerie
19.06.2009 - 22.11.2009
Ulla and Heiner Pietzsch Collection
Picture Dreams

Pergamonmuseum, Zeiträume
06.05.2009 - 10.01.2010
Miletus in the Roman Empire and Late Antiquity
 
Deutsche Guggenheim
15.08.2009 - 16.10.2009 
Abstraction and Empathy  

28.10.2009 - 10.01.2010 
Julie Mehretu
Grey Area 
Julie Mehretu viser en ny serie malerier som hun har pro-
dusert for Deutche Guggenheims bestillingsprogram.
 
23.01.2010 - 11.04.2010
Utopia Matters

Kunstwerke
23.08.2009 - 18.10.2009
Ceal Floyer 
Annette Kelm, Sergej Jensen, 
Wolfgang Breuer 

London 

National Gallery
21.10.2009 - 24.01.2010 
Sainsbury Wing Exhibition

The Sacred Made Real 
Spanish Painting and Sculpture 1600 - 1700 

21.10.2009 - 24.01.2010 
The Making of a Spanish Polychrome Sculpture 
Room 1

National Portrait Gallery
15.10.2009 - 24.01.2010
Beatles to Bowie
Denne utstillingen undersøker de ledende popmusik-
kikonene som var med på å skape “swinging London” 
på 60-tallet. 

Tate Britain
23.09.2009 – 31.01.2010
Turner and the Masters
Utstilingen viser arbeider av Canaletto, Claude, Pous-
sin, Rembrandt, Rubens og Titian for å undersøke 
hvordan Turner imiterte, rivaliserte og prøvde å overgå 
mange av de største malerne i historien.

6.okt. til 3.jan.
Turner Prize 

Tate Modern
01.10.2009 - 17.01.2010 
Pop Life: Art in a Material World 

13.10.2009 - 10.01.2010 
John Baldessari
Pure Beauty 
Basert i Los Angeles siden 60 tallet, John Baldessari (f. 
1931) er en av de mest innflytelsesrike kunstnere i sin 
generasjon.
 
13.10.2009 - 05.04.2010
Miroslaw Balka 
The Unilever Series
Den polske kunstneren Miroslaw Balka utfører den 
10ende bestilling i The Unilever Series for Turbinhal-
len i Tate Modern.
 
Courtauld Institute of Art - Gallery
16.10.2009 - 17.01.2010
Frank Auerbach
London Building Sites 1952–62

Martin Skauen
Østfold Kunstsenter: Martin Skauens 
tegninger fremstiller mennesker i perverse, 
seksuelle, sadistiske og voldelige situasjoner med 
en god porsjon humor. Estetikken i bildene hans 
kan minne om kunstnere som Hieronymous 
Bosch og Albrecht Dürer. Skauen bruker også 
egne tegninger som utgangspunkt for animerte 
videoer hvor han filmer utsnitt fra tegningene 
med håndholdt kamera. 

Julie Mehretu
Deutche Guggenheim: Den anerkjente 
amerikanske kunstneren Julie Mehretu viser 
en ny serie malerier som hun har produsert for 
Deutche Guggenheims bestillingsprogram. Hun 
henter motiver fra en mengde forskjellige kilder 
som inkluderer historiske fotografier, byplanleg-
gingskart, arkitektoniske tegninger, graffiti og 

Beatles to Bowie 
National Portrait Galleri: Denne 
utstillingen undersøker de ledende popmusik-
kikonene som var med på å skape ”swinging 
London” på 60-tallet. Her kan man se 150 bilder 
sammen med en bred variasjon av memorabilia 
som illustrerer hvordan image, musikk, mote og 
opptreden sammen skapte de ledende ikonene 
for sin tid og gjorde London til verdens kultur-
hovedstad.

Kandinsky
Guggenheim: Den russiskfødte maleren Was-
sily Kandinsky regnes som den første moderne 
abstrakte maleren. Kandinskys interesse for det 
abstrakte forklarer han selv som en indre nød-
vendighet. Han var opptatt av indre skjønnhet, 
sjelelig inderlighet og åndelig begjær. Utstillin-
gen på Guggenheim er den størte retrospektive 
utstillingen av hans arbeider I USA siden 1985.

Nicolai Abildgaard
Statens Museum for Kunst: Nicolai 
Abildgaard er en av de mest kjente kunstmalerne 
i Danmark fra slutten av 1700-tallet. Abild-
gaard var opptatt av forholdet til tradisjonen og 
hvordan menneskekroppen skulle fresmtilles. 
Høyden av karrieren hans kom på 1880-tallet 
da han fikk bestilling fra Christianborgs slott på 
ti store historiemalerier. På slutten av 1890-tal-
let dekorerte han også Christian VIIIs slott på 
Amalienborg.

Jacob Holdt 
Louisiana Museum of Modern Art: De 
siste 40 år har den danske fotografen Jacob 
Holdt dokumentert den amerikanske virkelig-
heten. På 1970-tallet dro han til USA og ble 
fascinert av de sosiale forskjellene han opplevde 
der. Han bodde i mer enn 400 hjem og tok over 
3000 bilder. Bildene viser kontrasten mellom 
den hardtarbeidende amerikanske underklassen 
og den amerikanske eliten.
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The Space Between Us 
Introducing the Work of Stanislaw Zamecznik
4.-27.9.2009

Edens Hage
Hans Thorsen 
2.-25.10.2009

Hungry For DeHungry For Death 
Destroy All Monsters (1973-1976)
6.11. – 4.12.2009

NORTHERN EXPERIMENTS 
Murmansk 11.09 – 9.10.2009/ Moskva mars 2010 

POTENTIAL ARCHITECTURE 
Architecture Foundation, London vår 2010

SSTANISLAW ZAMECZNIK 
MoMA, Warszawa sommer 2010

www.0047.org
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concorde
www.concorde.no

Grafisk design for kulturlivet

Momentum: Ida Ekblad
Punkt Ø/Momentum: Ida Ekblad er en 
konseptuell kunstner som har markert seg sterkt 
internasjonalt de siste årene. Hun arbeider med 
appropriasjon, ready-mades, fotografi, video, 
tekst, skulptur og maleri.Arbeidene balanse-
rer mellom det intuitive, det simplistiske, det 
kritiske og det humoristiske. På Momentum viser 
hun bl.a. malerier som refererer til COBRA-
gruppens fascinasjon for spontanitet, fantasima-
leri og folkekunst.

Dette er den første utstillingen som bringer sammen 
en gruppe malerier av byggeplasser i London av Frank 
Auerbach (f. 1931).
 
18.02.2010 – 16.05.2010
Michelangelo’s Dream
Michelangelo’s Drømmen om menneskelig liv er en 
utstilling av de fineste renessansetegninger og en av 
The Courtauld’s største skatter. 
 
Whitechapel Gallery
05.04.2009 - 05.05.2010 
Social Sculpture
 
05.04.2009 - 18.04.2010
The Bloomberg Commission
Goshka Macuga
The Nature of the Beast
 

New York
 
Metropolitain Museum of Art
22.09.2009 - 03.01.2010
Galleries for Drawings, Prints and Photographs og The 
Howard Gilman Galleries
Looking in: 
Robert Frank’s 
“The Americans” 
En femtiårsmarkering for publiseringen av The Ame-
ricans.
 
22.09.2009 - 29.11.2009
Watteau, Music, and Theater
European Paintings Galleries, 2nd floor
 
12.10.2009 - 24.01.2010
American Stories
Paintings of Everyday Life, 1795 - 1915 
Special Exhibition Galleries
 
06.10.2009 - 21.02.2010
Pablo Bronstein at the Met
Lila Acheson Wallace Wing, The Gioconda 
and Joseph King Gallery

MoMA - Museum of Modern Art
13.09.2009 - 12.04.2010. 
Monet’s Water Lilies 
 
30.09.2009 - 15.02.2010
Paul Sietsema
 
22.11.2009 - 26.04.2010
Tim Burton
Denne utfyllende retrospektivutstillingen av Tim 
Burton (f. 1958), består av en galleriutstilling og en 
serie filmer.

Guggenheim Museum
 18.09.2009 - 13.01.2010
Kandinsky
Den første store retrospektive utstilling av Kandiskys 
karriere i USA siden 1985.

Whitney Museum
 17.09.2009 - 17.01.2010
Georgia O’Keeffe
Abstraction

Stockholm:

Nationalmuseum
02.10.2009 - 10.01.2010 
Caspar David Friedrich (1774–1840)
Den første separatutstilling av C.D. Friedrich i Nor-
den. 

Moderna Museet
19.09.2009 - 17.01.2010
Dali med Francesco Vezzoli

Bonniers Konsthall
16.09.2009 - 10.01.2010
Livsformer 
Utstillingen består av en gruppe internasjonalt virk-
somme kunstnere som skildrer naturen, universet og 
de stor økologiske sammenhenger.

Magasin 3
11.09.2009 - 13.12.2009
Smadar Dreyfus

København

Statens Museum for Kunst 
29.08.2009 - 03.01.2010 
Nicolai Abildgaard
Kroppen i oprør 

10.10.2009 - 07.03.2010
Nature Strikes Back

Louisiana Museum of Modern Art
05.09 2009 - 10.01.2010
The world is yours
- International samtidskunst på Louisiana
 
02.10.2009 - 07.01.2010
Tro, håb og kærlighed 
- Jacob Holdts Amerika
De siste 40 år har den danske fotograf Jacob Holdt 
dokumentert at den amerikanske drøm er noe annet 
og mer enn glitter og glamour.

Kunsthal Charlottenborg
19.09.2009 - 15.11.09
Carnegie Art Award 2010

15.12.2009 - 15.03.2010
GRØN 
- diskurs og farve
I anledning Klimakonferansen 2009 i København for-
holder Kunsthal Charlottenborg seg til fargen grønn, 
både som diskurs og som estetikk.

Kunsthallen Nikolaj
30.10.2009 - 10.01.2010
Rethink 
Et internasjonalt utvalg av kunstnere som arbeider 
med temaer omkring global oppvarmning. 

Arken Museum for moderne kunst
26.09.2009 - 31.01.2010
Oluf Høst
Mellem himmel og jord

Robert Frank
Metropolitan Museum of Art: Sveit-
sisk fødte Robert Frank’s elegiske samling av 
sort-hvitt fotografier som kom ut i boken ”The 
Americans” ble gjort på en reise på tvers av USA 
i 1955 - 56. På disse reisene tok han tilsammen 28 
000 bilder hvorav 83 av dem endte opp i boken. 
Boken regnes blant de viktigste fotobøkene fra 
etterkrigstidens Amerika og har påvirket en 
rekke fotografer. Bildene viser et Amerka preget 
av angst, ensomhet og fremmedgjøring. 

Caspar David Friedrich 
Nationalmuseum: Caspar David Friedrich 
tilhører den tyske romantikken. Maleriene 
hans behandler tilværelsens store spørsmål og 
forholdet mellom menneske og natur. Friedrich 
så naturen som et speilbilde av menneskelig 
følelser og mange av bildene hans er allegorier på 
patriotiske følelser under frigjøringskrigen.  
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