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Denne utstillingen med tittelen Nye blikk 
- Ny kunst i samlingen 2005 - 2019 viser 
et utvalg kunstverk valgt og kjøpt inn 
av direktør Åsmund Thorkildsen. Disse 
kunstverkene vil derfor være i Drammens 
Museums faste samling for alltid. Det 
betyr også at kunstverkene kan bli vist i 
nye utstillinger eller lånt ut og bli repre-
sentert på andre museer i Norge eller 
i utlandet. At et kunstverk får plass i et 
museums samling betyr at det blir tatt 
godt vare på og at fremtidige generasjo-
ner vil få muligheten til å se disse kunst-
verkene. Refleksjonen og vurderingene 
Åsmund Thorkildsen har gjort rundt dette 
arbeidet vil dere kunne lese om i denne 
folderen.

De er valgt for at vi som betraktere skal 
åpne opp blikket vårt for nye perspekti-
ver og se verden slik kunstnerne uttryk-
ker. Kunstverkene er valgt for at vi skal 
bli kjent med nye kunstnere, se verk av 
kunstnere vi allerede kjenner til eller for 
at kunsten skal sette i gang en refleksjon 
hos oss som betraktere. 

Jeg tenker at for de fleste av oss er det 
noen kunstnere vi stadig vender tilbake 
til og som følger oss hele livet. På samme 
måte som vi kan følge et forfatterskap. I 
møte med et kunstverk må vi bruke blik-
ket og tolke det vi ser, mens vi i møte med 
en tekst må tolke det vi leser. Det kan av 
og til være vanskelig å si akkurat hva som 
gjør at et kunstverk eller kunstnerskap 
blir så viktig for en. Det handler kanskje 
om at kunstverkene møter oss med et 
uventet blikk på verden og setter i gang 
en refleksjon som gjør noe med oss på et 
eller annet plan.  Enten om det er at vi 
får inspirasjon, blir provosert eller at de 
får oss til å tenke over de store spørsmå-
lene i livet. Kunstverkene møter oss som 
betraktere, og da er vårt blikk viktig. Vi 
møter kunstverkene med vårt eget selv 
og alt det vi bærer med oss av innerste 
følelser, kunnskap, erfaringer, drømmer 

Forord

For at dette skal skje er kunstverkene 
avhengig av vårt aktive blikk slik at det 
mellom kunstnerens og verkets blikk skal 
oppstå en form for interaksjon og dialog.



Vi har alle erfart at vi ikke ser, legger mer-
ke til eller liker det samme. Det er som å 
gå tur med en venn i naturen, noen ser 
nyanser, mønstre, lyset, variasjonene og 
det magiske overalt, mens andre tenker 
og ser antagelig på helt andre ting. Kunst-
en er ikke logisk og det er ikke slik at det 
er én sannhet som ligger i verket. Man-
ge av kunstnerne som er representert i 
denne utstillingen har tidligere vært stilt 
ut på Drammens Museum og i den for-
bindelse har Åsmund Thorkildsen skrevet 
Tips om tegn eller bøker som vi anbefaler 
for videre utforskning og for å lese hva 
han ser hos de ulike kunstnerne. 

Nye blikk kan åpne opp blikkene våre for 
en verden som kan virke uoversiktlig og 
vanskelig. Vi kan ikke se på kunsten som 
isolert fra resten av samfunnet, men som 
like viktig og i samspill med alt annet som 
berører oss. Vi er stolte over at vi har kunst-
nere representert i vår samling uavhengig 
om de er fra Drammen, Norge, Europa eller 
USA som nettopp understreker dette. 

Ida M. Klingvall, prosjektkoordinator

og minner. Med all denne personlige ba-
gasjen kan kunstverket åpne opp for noe 
vi ikke visste, eller som vi visste, men som 
vi ikke var klar over. 

Tittelen på utstillingen diskuterte vi grun-
dig.  Da det endelig valget ble Nye blikk 
ønsket vi å spille på at kunstverkene i 
denne utstillingen ikke har et overordnet 
tema eller en fellesnevner annet enn at 
de er et uttrykk for samtidskunstens va-
rierte former. 

Olav Christopher Jenssen, Gouach, Berlin 1992.



Hva vil det si å bygge opp en samling?
Åsmund Thorkildsen, direktør Drammens Museum

Drammens Museum er et fullt konso-
lidert museum for både kunsthistorie 
og kulturhistorie. Museets samlinger er 
bygget opp gjennom mer enn 100 år. Å 
bygge opp en samling vil si å velge noe, 
og samtidig velge noe annet bort. Det 
vil si å takke ja til en gave eller si, høflig, 
nei takk. Det er alltid vurderinger i spill. 
Kunsthistorien har en klarere og mer re-
flektert utvelgelsesprosess en det som 
gjelder for andre typer samlinger av kul-
turhistoriske gjenstander.1 Unntaket er 
såkalt rosemaling, der kunstkritiske kri-
terier kan benyttes i en utvalgsprosess. 
Dette fordi kunsthistorie har en mange 
hundreårig tradisjon utviklet og forvaltet 
av universiteter, kunstakademier og ar-
kitekturhøyskoler. Den kritiske samtalen 
om kunst har vært videreført av forlag, 
utstillingskomiteer, tidskifter, dagsaviser, 
gallerier og museenes virksomhet. 

1 Det er utviklet en egen metode for vurdering av hva som bør beva-

res i et museum for kulturhistorie, og hva som ikke skal tas med i en 

samling. Metoden er internasjonal og kalles Significance-metoden, der 

et sett av kriterier blir bestemmende for vurderingene. Kunstnerisk 

kvalitet er ett av kriteriene.

Siden 1700-tallet har det i vår vestlige 
kultur vært en løpende samtale om disse 
tingene. Men både i antikken og renes-
sansen ble det etablert en kanon, en fel-
les standard, for hva som var regnet som 
det ypperste av det som var frembrakt 
som vakkert eller som ga sublime, gren-
sesprengende opplevelser og ettertanke 
til dem som opplevde kunstverket. 

Vurderinger av kunstnerisk kvalitet er 
komplisert, det er ingen eksakt vitenskap, 
men det er heller ikke ren synsing eller 
noe tull. Dette er utgangspunktet Dram-
men Museums populære kulturkvelder 
som vi kaller «Kunstkritikk på sparket», 
der vurderinger gis spontant av fagfolk 
mens publikum følger det hele i ”real 
time”. Reflektert vurdering av kunstnerisk 
kvalitet er en del av en filosofisk tradisjon 
og det er utviklet et begrepsapparat for 
beskrivelse og analyse av hva det er som 
skal vektlegges.

Gjennom hele middelalderen var kunsten 
(selvfølgelig medregnet arkitekturen som 
alltid har vært en sentral del av kunsthis-
torien) knyttet til kirke og hoff, og de visu-
elle kjennetegn ble ment som og oppfattet



Inntil den moderne kunstens brudd med 
forestillingen om harmonisk klassisk 
form, himmelstrebende religiøs lengsel 
eller romantisk heftig utfoldelse, kom 
på slutten av 1800-tallet, var dette med 
kvalitetsdiskusjoner relativt enkelt. Man 
hadde en stilhistorie, og en overordnet 
tradisjon som viste kunstens utvikling. 
Utviklingen ble organisert og formidlet i 
bolker med stilbetegnelser og tidsangivel-
se. Det var også stort fokus på endringer, 
bevisste brudd og videreføringer. 

som uttrykk for både ridderlighet og den 
kristne troen. Kvalitetskriteriene for-
klassisk kunst og gotisk kunst var ulike, 
men de verk ble ansett som mest høyver-
dig der det ble gitt en form som på den 
mest presise måte ga visuelt uttrykk for 
de verdier kulturen ville fremheve som 
sine grunnleggende verdier.

jugend, nyromantikken, ekspresjonis-
men, kubismen, konstruktivismen, da-
daismen, ny-sakeligheten, den interna-
sjonale stilen, surrealismen, New York 
skolen, hard edge, pop, minimalisme, 
post-minimalisme osv. Dette med stile-
ne varte til et stykke ut på 1960-tallet. Så 
kom ny abstraksjon, ny-ekspresjonisme 
og alle de postmoderne nytolkede utga-
ver av gamle og nyere stilarter. Etter at 
modernismen var over midt på 1960-tal-
let, ble hele kunstfeltet preget av plura-
lisme, av et samtidig mangfold av former 
og uttrykk. 

Bortsett fra den mest radikale og ka-
tegorinedbrytende avantgardens «an-
ti-kunst»-strategi, ble også de moderne 
stiler noe som ble oppfattet som en fort-
settelse av den tradisjonelle stilhistorien.
Derfor fikk vi på 1800- og 1900-tallet re-
alismen, naturalismen, impresjonismen,

I tillegg til avslutningen av stilene, ble det 
moderne billedkunstfeltet utvidet med 
nye og andre medier: performance, vi-
deo, assemblage, installasjon, foto.  Den-
ne utvidelsen av hva billedkunst var og 
kunne være, startet for alvor på midten 
av 1960-tallet. Samtidig skjedde en ut-
dannelsesrevolusjon og stadig nye og 
større kull av kunstnere ble utdannet 
på kunstakademier overalt. Ved siden 
av denne dramatiske økningen i antall 
kunstnere, skjedde det i den interna-
sjonale filosofien en postmoderne



Steve Joy, «Icon» (Hermit of the North), 2010 og Carroll Dunham, 10 tegninger uten titler, 1993 – 2005. 
Blyant, blekk, tusj på papir.



Det kom også kritikk mot forestillingen 
om at det var et reelt skille mellom høy- 
og lav kunst, mellom populærkultur og 
såkalt finkultur.  I tillegg er det  de siste 
tiårene kommet en ny tendens inn i den 
internasjonale diskusjonen slik den føres 
på ledene universiteter i USA og Europa, 
som går på at folk med ulik identitet og 
gruppetilhørighet selv skal representere 
sine verdier og at mange verdisystemer 
skal stå side ved side og at det ikke lenger 
er det euro-amerikanske, hvite borger-
skap og økonomiske- og kulturelle eliter 
som skal bestemme hva som er god og 
viktig kunst, og hva som ikke er det. En 
slik posisjon har en stund nå vært behef-
tet med nedsettende merkelapper som 
at denne diskursen er fallosentrisk, logo-
sentrisk, etnosentrisk (eurosentrisk) og 
orientalistisk. 

Dette gjelder ikke bare en ny vurdering av 
kunst skapt av kvinner, men også av kunst 
utført av personer som identifiserer seg 
med en av alle de grupper som har vært 
tilsidesatt og diskriminert i det borgerli-
ge, paternalistiske Vesten. 

Kan innhold og politisk endringspotensia-
le (en slags propagandaeffekt?) vurderes 
som viktigere for kunstens «kvalitet» enn 
synet på «betydelig» eller «innholdstil-
passede form» osv. osv.? Er det viktig 
å samle og vise kunst bare fordi det er 
skapt av en person med lokal tilhørighet, 
lokal fagforeningsmedlemskap eller per-
soner som representerer en plattform 
innen diverse seksuelle minoriteter og 
kjønnsglidende, eller kjønnsflytende po-
sisjoner? Og hva med kunstnere fra de 
tidligere koloniene og de lokale tradisjo-
ner som der kan komme frem i kunstver-
kene? – Alt dette gjør at kunstlivet i dag 
består av mange fortellinger, som funge-
rer som egne språkspill, men som mange 
har berøringspunkter med hverandre og 
som sådanne utgjør den en stor mosaikk 
av uttrykk som vi kaller samtidskunst. 

Noe av det som ble satt kritisk søkelys på 
var forestillingen om en universell SMAK, 
at noen hadde et øye som kunne avgjø-
re hva som var betydelig form, at noen 
var kunstkjennere, såkalt connaisseurer. 
At det som var vakkert var noe som alle 
mennesker hadde en medfødt evne til å 
oppleve, men at det ville ta tid før den 
gode smak ville bli allemannseie. Mot 
dette synet kom det kritikk som sa at 
smak var avhengig av klassebakgrunn og 
utdannelsesnivå, at kunstkritiske betrakt-
ninger bygget på innlærte koder.

De store kunstbiennalene og museer og 
gallerier i de multietniske metropoler vi-
ser store deler av dette mangfoldet. Det 
er en fulltidsjobb å følge med på det. 
Denne situasjonen åpner ikke for popu-
lisme, at når alt kan være kunst kan alle 
ha like gyldige vurderinger av hva som 
er god og viktig kunst. For å kunne del-
ta i en opplyst, offentlig debatt om dette 
kreves at man er kjent med mange av dis-
se språkspillenes regelverk. Faktisk må vi 
innse at det aldri har vært mer krevende 
å utøve kunstkritikk og å foreta kvalitets-
vurderinger. 

dekonstruksjon av de tradisjonelle, store 
fortellingene, også de kategorier og be-
greper som hadde styrt verdivurderinge-
ne innen kunsten.

Også forestillingen om at det var en sam-
menhengende utviklingsrekke som ga 
kunstverk betydning, ble vanskelig å opp-
rettholde etter 1960- og 70-tallet når alle 
kunne se at mange stilarter og uttrykk i 
diverse medier eksisterte side om side.



Det sier seg selv at dette gjør det vanske-
lig å bygge en samling som kan gjøre krav 
på å være representativ generelt sett, for 
et helt land eller en sivilisasjon. Den type 
ambisjoner kan ingen innfri i dag. Det er 
i dag, uansett budsjett og lokalisering i 
de store metropoler, umulig å bygge en 
samling som er representativ. Med små 
innkjøpsbudsjetter og en plassering et 
stykke vekk fra toneangivende kunstsen-
tra, blir dette en enda større utfordring 
enn det den er i de store kulturbyene ute. 
For Drammens Museum har det derfor 
vært nødvendig og tenke pragmatisk og 
ta hensyn til de muligheter og begrens-
ninger vi har hatt.

Så hva har vært kriteriene for utvalget og 
aksept av gavetilbud? Først litt om hva 
som ikke teller: At en kunstner har lokal 
tilhørighet2 er ikke tilstrekkelig. Kunst-
neres kjønn, alder eller andre identitets-
markører, har ingen betydning. De som 
har lokal tilhørighet blir vurdert etter 
samme skala som kunstnere som ikke har 
lokal tilhørighet, kvinnelige kunstnere 
vurderes på samme måte som menn, noe 
jeg anser som en selvfølge. 

Jeg beskriver der et dynamisk, diskur-
sivt endrende kvalitetsbegrep, ikke bare 
knyttet til verkets opprinnelige form, men 
også avhengig av hva som skjer med et 
kunstverk, om det inspirerer andre kunst-
nere, om det blir stildannende, om det 
blir gjenstand for nye tolkninger og stadig 
trekkes frem på utstillinger og i de mest 
avanserte diskusjoner om kunst osv. Der-
som dette siste er tilfellet vil det øke den 
kunstneriske kvaliteten ved at kunstver-
ket da får en større betydning og vil opp-
fattes med en større interesse enn det 
ellers ville hatt. 

Nye bilder til samlingen som nå presen-
teres på utstillingen Nye Blikk, er valgt 
ut av undertegnede, museets direktør, 
Åsmund Thorkildsen. Min bakgrunn som 
berettiget til å foreta kvalifiserte valg er 
bl.a. som følger: Kunsthistoriker med 
spesialfelt innen internasjonal etterkrigs-
kunst med hovedvekt på amerikansk 
kunst fra den perioden da New York var 
ubestridt sentrum for verdens mest av-
anserte kunstproduksjon og kunstkritis-
ke debatt. I over tredve år har jeg vært 
direktør, kurator og programmerer i nor-
ske kunst- og kulturinstitusjoner (valg ut 
hvem og hva som skal stilles ut). Jeg var 
kurator for Olympiasamlingen ’94, opp-
byggingen av en internasjonal kunstsam-
ling på oppdrag av LOOC til vinter-OL på 
Lillehammer i 1994, formann i Norsk kul-
turråds hovedkomité for innkjøp av bil-
ledkunst og kunsthåndverk, medlem av 
Oslo kommunes innkjøpskomité, kunst-
kritiker i Drammens Tidende i en 15-år-
speriode, kunstkritiker i Morgenbladet i 
en kort periode, medlem av den nordiske 
juryen for Carnegie Art Award (Nordens 
største kunstpris) i 6 år, medlem av kunst-

Den som måtte ha spesiell interesse av 
mine mer grundige kunstteoretiske be-
traktninger om hvordan vi bør forholde 
oss til kunstnerisk kvalitet i dagens situ-
asjon, kan lese mitt bidrag kalt «Kunst-
nerisk kvalitet, pragmatisk betraktet», 
publisert i Norsk Kulturråds bok om dette 
spørsmålet, Når kunsten tar form, essay 
om kvalitet (redaktør Øyvind Prytz), Kul-
turrådet, Oslo 2018. 

nerisk råd i Nordea Norge kunstsamling 
(siden år 2000) og medlem av Kunstnerisk 
råd for skulpturparken på Ekeberg i Oslo. 
I alle disse sammenhengene har arbeidet 
vært styrt av kunstkritiske vurderinger.



Det meste av den forholdsvis nye utstil-
lingen kalt 1900-tallet og som kan ses 
hver dag i første etasje i museumsbyg-
ningen, er kjøpt inn eller mottatt i gave 
i den perioden som også denne utstil-
lingen omfatter. Der var det definert en 
helt spesiell problemstilling, nemlig å vise 
høydepunkter av designutviklingen på 
1900-tallet. Gjenstandene som er valgt ut 
er av den type som det har blitt utviklet 
en konsensus blant fagfolk både her og 
ute om at har hatt betydning for stilutvik-
ling og formgivning som har uttrykt verdi-
er i det samfunnet som ble modernisert i 
løpet av forrige århundre.

Dersom noen vil hevde at kvinner opplever, 
føler og tenker anderledes enn menn, så er 
det i denne sammenheng å forstå at de del-
tar i ulike språkspill, og da vil de blivurdert ut 
fra det språkspillets regler. Det har også vært 
stor spredning i de medier som blir samlet 
inn. 

En lignende, isolert og relativt klar pro-
blemstilling har det ikke vært mulig å 
utarbeide for billedkunsten som vises 
her. Mange av arbeidene er kjøpt inn fra 
kunstnere som har vært invitert til å stille 
ut her. Noen av kunstnerne har etter endt 
utstilling gitt betydelige verk i gave til mu-
seets samling. Ved å invitere til utstilling 
er det allerede foretatt en vurdering av 
at dette er kunstnere som er relevante 
utøvere som noen av de beste innen sitt 
medium eller genre. Adjektivet «best» vi-
ser her til at de er stilt ut på gallerier og i 
museer som drives av noen av dem som 
har størst innsikt i og kompetanse om 
samtidens kunst. 
2 Det med lokal tilhørighet er dessuten av liten interesse hvis ikke det 

er bra nok utfra innforstått kvalitetsvurdering. Betyr det noe om en 

kunstneren er født her og ikke bodd her siden tidlig barndom? Og hva 

betyr «her», her? Nå er Buskerud snart Viken, og Østfold er kanskje ikke 

like «her» som Telemark når det gjelder samlingene våre av folkekunst 

og tradisjonell byggeskikk på bygdene, ikke like «her» som Telemark er 

for oss her i Drammen?

Mye av tilveksten til Drammens Museums 
samlinger de årene jeg har vært direktør 
ved museet har bestått av kunsthånd-
verk, kunstindustri, brukskunst og design. 



Hovedvekten av arbeidet finner vi innen 
maleri, tildeles i meget store formater, og 
tegning, med penn, blyant eller pensel. 
Tegninger og trykk kan ofte utføres i lite 
format på selve arket. Jenssen arbeider 
spontant i et abstrakt ekspresjonistisk 
formspråk. Hans uttrykk viser stor vitali-
tet og visuell frodighet. 

Det denne type kompetanse ser etter er 
hvordan de forskjellige kunstnernes verk 
utnytter de muligheter mediet byr på i 
den tiden de arbeider og hvordan noen av 
dem kan utfordre og bringe videre medi-
ets muligheter både teknisk, formmessig 
og innholdsmessig. Det kan være snakk 
om noen av de kunstnere som har vært 
med å sette sine spor i utviklingen av nye 
tendenser eller noen som har spennen-
de og tankevekkende konsepter. Hva jeg 
har funnet relevant i forbindelse med de 
kunstnerne som har stilt ut her kan man 
lese i katalogtekster, bøker eller Tips om 
Tegn, som blir skrevet til hver enkelt ut-
stilling. Disse ligger på museets hjemme-
side. Dette gjelder Carroll Dunham, Mor-
ten Juvet, Jim Bengtson, Werner Zellien, 
Patrick Huse, Amy Adler, Rolf Hoff, Trond 
Bakken, Steve Joy og Inger Johanne Ras-
mussen.

Med en improvisatorisk metode er bilde-
ne preget av rytme der former utvikler 
seg over tid og rom – det er som en musi-
kalsk fremførelse eller som i en skrivepro-
sess. Han kan bruke både figurer og ord i 
bildene. I en serie på 16 små arbeider har 
han satt opp en rekke variasjoner i brunt 
og grønt, der en enkel rund form raskt 
er påført arket. Dette er å sammenligne 
med en skalaøvelse for en musiker eller 
med en keramikers utprøving av glasurer. 
Det er innarbeidelsen av slike serier og 
former, og ikke minst hvordan han bru-
ker malerverktøyet, som gjør det mulig 
å arbeide så spontant i store formater og 
med mer komplekse komposisjoner.

Om de av kunstnerne som inngår i den 
nye samlingen og som det ikke er skrevet 
Tips om tegn om, følger nå en kort inn-
føring i noe av det publikum vil møte på 
utstillingen, noen Tips om tegn:

Olav Christopher Jenssen er en norsk 
kunstner, bosatt i Tyskland og med en 
internasjonal karriere. Han arbeider med 
maleri, tegning og trykk, og etter hvert 
med keramikk og glass i utsmykningspro-
sjekter. 



Olav Christopher Jenssen, 16 gouacher, Berlin, 1992.



Berit Myrvold er en maler som jobber 
langsetter og rundt i selve lerretsflaten. 
Hennes rike fargebruk og varierte pen-
selføring følger en rytme og en billed-
skapende logikk, som gjør at maleriet 
ikke bare oppfattes øyeblikkelig som et 
stillbilde, men som resultat av en male-
risk hendelse som vi kan følge over flaten 
og gjennom tid. Vi gjenopplever hennes 
malerhandling i vår opplevelseshandling. 

Berit Myrvold, Rød sti, 2017. Akryl på lerret og Inger Johanne Rasmussen, Forlagt arv, 2007. Applikasjon. 



I Toril Johannessens trykk ser vi et søyle-
diagram med forklarende tekst. Johan-
nessen undersøker forholdet mellom 
figur og begrep, forholdet mellom det 
vi kan sanse og den refleksjonen som vil 
tolke den figur eller det tegn vi kan san-
se. Dette er et grunnleggende filosofisk 
problem, nemlig å avklare hva som er 
forholdet mellom enkelttilfellet og klas-
sen/kategorien av lignende enkelttilfeller, 
som er kalt forholdet mellom «den ene 
og de mange». Vi vet jo at begreper ikke 
kan sees. Det er bare de enkeltreferanser 
som underlegges begrepet som kan san-
ses.  Statistikk er en vanlig form for ge-
neralisering og der enkelttilfeller legges 
inn under generelle kategorier. Statistikk 
i form av søylediagrammer eller grafer

er typiske eksempler på nettopp dette 
grunnleggende fenomenet at vi ikke kan 
snakke med hverandre ved bare å hen-
vise til enkelttilfeller. Det blir helt umulig 
å holde orden på alt som finnes når vi 
skal formulere setninger. Og i statistiske 
diagrammer og grafer møter vi de store 
samlekategoriene i form av figurer og dis-
se kan sanses som figurer – som fremstår 
som enkelttilfeller selv om de refererer 
til mange enkelttilfeller. Det er akkurat 
dette som skjer i billedkunst, at vi san-
ser former og figurer som betyr noe mer 
generelt enn bare det vi ser. F. eks. vil et 
klassisk landskapsmaleri uttrykke et an-
net verdensbilde enn et romantisk land-
skapsmaleri. 

Toril Johannessen, Words and Years - Wilderness in Nature, 2016. Silketrykk.



Mari Slaattelid er en av Norges ledende 
samtidskunstnere. Hun arbeider hoved-
sakelig med maleri, men også med foto-
grafi og i grenselandet mellom disse to 
mediene. Slaattelid er en typisk post-mo-
derne kunstner i at hun uttrykker seg i 
mange formspråk, som går fra roman-
tiske landskapsskildringer, over spontant 
ekspressivt maleri til geometrisk abstrak-
sjon. Dette er noe som først er mulig i ny-
ere tid etter at stilutviklingen innen den 
moderne malerkunsten hadde fullført 
sitt forenklingsprosjekt en gang tidlig på 
1960-tallet. 

Man snakker gjerne om pluralisme, eller 
stilmangfold, når man skal forklare den-
ne situasjonen. Slaattelid er en av frem-
ragende utøver av dette spillet fra stil til 
stil. I det diptyket (todelte maleriet) som 
vises på denne utstillingen spiller hun på 
former fra folkekunstens utgaver av euro-
peisk ornamentstradisjon. Hun benytter 
en spontan-ekspresjonistisk heftighet i 
både strøk og skrift.

Mari Slaattelid, Hjärtats renhet/ Det rene hjärtat, 2015. Olje på plexiglass.



Leonard Rickhard er en nestor i nyere 
norsk kunsthistorie. Han arbeider både 
med maleri og tegning. Mange av idéene 
og skissene til de ofte svært store male-
riene nedtegnes i skissebøker. Noen av 
disse utarbeides til selvstendige, nitid 
utførte tegninger. Men det er skissebø-
kene som er grunnlaget og selve vokabu-
laret han benytter i de store maleriene. 
Hans motiver består av fenomener som 
tømmerlunner, vedstabler, signalmas-
ter, vanntårn, maskiner, rørledninger, 
koblinger, brytere, skip, hus og brakker, 
menneskefigurer som holder på med et 
eller annet, gressletter, fossefall, berg-
knauser, og ikke minst trær, hovedsakelig 
bjerker og furuer. Med dette vokabularet 
maler han maleriske setninger og fortel-
linger. 

Rickhard er en mester i å male stemnings-
skapende lys, slik det finnes bare langt 
nord i verden. Lyset kan være dystert og 
melankolsk eller lett og løfterikt. Leon-
ard Rickhard søker en klassisk balanse i 
komposisjonen og for ham er ikke bildet 
ferdig før linjer, former, fargekombinasjo-
ner og lys-skyggespill danner et helhetlig, 
balansert ornament. Men det ligger alltid 
en latent uro og uhygge i bildene. En bry-
ter som vris om eller en hendel som faller 
kan utløse en dramatisk reaksjon, og han 
viser oss at det foregår en aktivitet under 
bakken, skjult for vårt vanlige blikk i hver-
dagen.   

Leonard Rickhard, Landskap ved disig morgen, 2017. Olje på lerret.



Ingvar Gundersen, Morgen i Ny-Hellesund, 2003. Olje, akryl, lerret trukket på finérplate.



Ingvar Gundersen er i likhet med Leon-
ard Rickhard og Morten Juvet en kunst-
ner med en spesiell evne til å komponere 
med farger slik at det oppstår komplek-
se og virkningsfulle lysstemninger. Juvet 
fremkaller virkningene av det nordiske, 
varme solnedgangslyset som farger him-
melen guloransje og der trær og andre 
ting kaster lange skygger. Som Leonard 
Rickhard har Morten Juvet en egenartet 
visjon knyttet til spesielle landskaper. For 
Richard er det Telemark og Agderfylke-
ne, for Juvet Vestfold - og Afrika. Ingvar 
Gundersen finner egenartede, ofte moll-
stemte og melankolske stemninger i og 
rundt bygninger eller i allerede kjente 
landskapsmalerier. Dette gjelder f.eks, 
Amaldus Nielsens ikoniske bilde Morgen 
ved Ny-Hellesund, malt på 1890-tallet. 
Ingvar Gundersen viser seg her som en 
post-moderne maler ved at han analyse-
rer og kommenterer allerede kjente verk 
fra kunsthistorien. 

Ingvar Gundersen henter inspirasjon i 
kjente kunstverk og Morten Juvet be-
nytter seg av figurer og visuelle koder 
i populærkulturen, særlig innen an-
glo-amerikansk 1960- og 70-talls pop og 
rockekultur, slik den fremstod visuelt i 
form av kostymer, plakater og platecov-
re. Tilman Hornig kombinerer som Juvet, 
Jenssen og Slaattelid, figurer opg tekster. 
Også han øser av den vestlige populær-
kulturens uttrykk. Hvis vi ser på male-
riet med motiv fra New York ser vi også 
at han – ved hjelp av sølvfarge og sterk 
nesten syntetisk fiolett – greier å gjenska-
pe en karakteristisk kveldsstemning som 
kan oppleves over skyskraperne og under 
storbyens svært høye himmel.

Han arbeider med sitater, men disse gir 
også en ny tolkning der han ser et poten-
siale i det motiv og den stemning som 
allerede er gått inn i vår felles kunsthis-
torie. I triptyket (det tredelte bilde) som 
vises her har Ingvar Gundersen reflektert 
over at dette stedet og dette motivet 
også eksisterer i andre belysninger til an-
dre tider av døgnet, og at opplevelsen av 
dette motivet som alle motiver påvirkes 
av den sinnsstemning man opplever det i. 
En kunstners privilegium er at hans eller 
hennes sinnsstemning foran et motiv kan 
gis objektiv form i et maleri, som dermed 
blir bevart og kan oppleves av alle andre 
i ettertiden. At dette er en reflektert ana-
lyse viser Ingvar Gundersen ved at han 
i høyre del av hvert enkeltbilde har satt 
inn et firkantet felt med en farge som blir 
som en kodakstripe fotografer bruker, en

farge som viser grunnstemningen i hver 
av de tre enkelte tolkningene av Amaldus 
Nielsens bilde.  Han viser publikum hvor-
dan han har tenkt og dermed får hver en-
kelt av oss en nøkkel til refleksjon og en 
rikere kunstopplevelse.



Det er flere av arbeidene på denne ut-
stillingen som er på papir. Det gjelder 
fotografi, fotogravyr, tegning, maleri på 
papir og trykk. Dette er ønsket av meg. 
Fordi dette viser at det i vår samtid ikke 
lenger er maleriet som har hegemoniet 
som det sentrale og viktigste medium i 
billedkunsten, slik det har vært i store de-
ler av kunsthistorien. To kunstnere som 
gjør selve papiret med dets påtrykte spor 
til et medium er Sigrid Øyrehagen og Tom 
Gundersen. De tre verkene som vises her 
er collager, altså at motivet skapes ved å 
lime sammen fragmenter av eksisterende 
påtrykte papirbiter slik at det oppstår 
gjenkjennbar form. 

Tom Gundersen arbeider mest med egne 
tresnitt. I verket på denne utstillingen 
viser en collage et selvportrett nederst i 
billedfeltet. Over dette svever en mental 
billedhimmel som viser noe av det som 
fyller hans eget sinn og skapende billed-
forråd, nemlig hans store interesse for og 
kunnskap om japanske fargetresnitt.

Tom Gundersen, Selvportrett som sen-japonist, 2017. Grafikkcollage.

Øyrehagen klipper opp trykk hun selv har 
laget, men som har blitt «til overs». Hun 
gjenbruker disse til å skape helt nye moti-
ver, helt nye bilder. Hun bygger bilder 
omtrent som man bygger hus eller slik 
landskapet dannes av lag på lag av stein, 
grus, visne blader og råttent organisk ma-
teriale. 



Monteringen og utvalget til utstillingen 
er i like liten grad som fargesettingen på 
veggene, tilfeldig. Det er både en negativ 
og en positiv grunn til fargevalget: Vi har 
i modernismen blitt vant til at galleriveg-
ger skal være hvite. Den hvite kuben ble 
antatt å være nøytral og naturlig og den 
beste måten å vise autonome, selvstendi-
ge kunstverk på. Den holdningen er kriti-
sert og det er ført vektige argumenter for 
at den hvite museumskuben er ideologisk 
og fremmer et visst kunstsyn, nemlig den 
abstrakte malerkunsten og den konstruk-
tivistiske skulpturen, som i stor grad var 
utført av menn fra den vestlige verden. Vi 
vet at billedkunst i de største delen av 
kunsthistorien har blitt vist på kulørte

vegger med og uten mønstre. Og belys-
ningen har selvfølgelig ikke alltid vært 
flat, nøytral og homogen belysning. Så 
det å bruke farger er en måte å vise at vi 
er klar over at den hvite kuben er et ver-
diladet rom. Det er dessuten et faktum at 
bilder ikke har noen ideell måte å bli vist 
på. Bilder påvirkes av hva som henger ved 
siden av, hvordan rommet er, om det er 
møblert osv. Monteringen er gjort for at 
fellestrekk og fellessstemninger skal kun-
ne ses i sammenheng mellom flere kunst-
neres uttrykk. - Ikke minst blir uttrykket 
i et kunstverk, og dermed vår opplevelse 
av det, påvirket av fargen på veggen og 
belysningen i rommet. 

Sigrid Øyrehagen, Livsreise, 2012 og Presis blomstring, 2012. Grafikkcollagger.



Kristin Lindberg, Et brodert liv, 2016. Foto på lerret. I utstillingen er verket forklart av Kristin Lindberg 
med egen tekst. 

Kristin Lindberg er tekstilkunstner, men 
på denne utstillingen viser hun et kon-
septuelt verk: Det store bildet viser et 
broderi som hun har fotografert og for-
størret ganske betraktelig. Motivet viser 
en symboltung figurfremstilling skildret 
som et ornament, skapt av en pasient 
med en tung psykisk lidelse. Den visuel-
le prakten og rikdommer gir publikum et 
vell  av tolkningsmuligheter. 





Ved å se danse- og peformancebevegel-
sene i Peter Moores fotografier vil posi-
turen til regissøren i Amy Adlers store 
tegning tydelig fremstå som en perfor-
mance, og vi kan tenke over at grunnen 
til at vi ser de vinkler og de hendelser vi 
gjør, når vi ser en film er et resultat av den 
på filmen usynlige regissørens bevegelser 
og interakjson med de skuespillere hun 
instruerer. 

Hvis vi ser skjermen i Robert Rauscen-
bergs rulleskøyteperformance som et 
forsøk på å lette fra gulvet, vil avtrykke-
ne av fugler som har truffet vindusruten i 
Werner Zelliens tre fotografier få en egen 
klangbunn, nemlig kontrasten mellom 
den tyngdekraftmotstridende flukten og 
det brutale møtet med en hard flate. Det 
er flere slike forbindelser på denne utstil-
lingen, men disse skal publikum selv få 
lov til å finne og refleketere over. 



Fargene i utstillingen er valgt utfra en 
vurdering av hvordan bilder og grupper 
av bilder skal få en energisk fremtredelse 
i rommet. Ved å male hele felter i rødo-
ker og grått, og la noen deler forbli hvite, 
vil vi kanskje se at hvit farge på en vegg 
i et museum ikke er et farvær av farge, 
men at hvitt i seg selv er en farge som får 
en sanselig egenverdi til forskjell fra, men 
av samme betydning som, f.eks. rødoker 
og grått.  

For å presisere litt hva som menes med at 
bilder oppleves ulikt ut fra hvilken sam-
menheng de vises i: På denne utstillingen 
vil grupper av verk vise til noen temaer 
og figurer i andre, tilstøtende verk, som 
kanskje ikke hadde vært så fremtredende 
hvis de ikke ble sett i akkurat denne sam-
menhengen. Grunnen til at slikt inntreffer 
er at billedkunstverk ofte har mange te-
maer, mange motiver, mange figurer i ett 
og samme bilde. Det er ikke gitt at vi ser 
alle med det samme. 
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