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Dette nummeret av Faktor X handler om fotografiet, og bruken av det i samtiden. 
Vi lever i dag i en digital tid som vi bare så vidt aner begynnelsen på. På alle felt endrer verden seg, digitale 
løsninger kommer på områder vi ikke aner eller overskuer. Likevel bringer diskusjonene ofte lite nytt.Vi kan 
ikke snakke om fotografi som om vi bare har fått et nytt kamera med en litt annerledes film. Det digitale er 
en ny situasjon mange ikke klarer å forholde seg til.  Det er en utfordring som ikke minst går til kunstnere.

For i flommen av bilder trenger vi mer enn noen gang de som kan bruke et kamera til å skape meningsfulle 
bilder av verden. Som setter noe på spill for å gjøre det. Som gjør at noe settes på spill når vi ser dem.

LEDER

Kunstnerern Erling Helling-Larsen broderer på andres fotografier. Foto: Sidsel Jørgensen

Redaksjonen avsluttet 08.10.2015



I DET VIDE OG DET BREIE - FOTONETTSIDER DET ER VERDT Å TA EN TITT PÅ

Fotografen Yann Arthus Bertrand har fotografert jorden fra 
luften i mange år, og du kan finne bilder fra de fleste land, 
Norge inkludert. Du kan også se hans mer personlige arbei-
der og ikke minst hans vakre bilder og film om hester.

www.yannarthusbertrand2.org 

En innsendt 
portfolio til 
visavis

visavisphoto.com
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visavisphoto.com

objektiv.no
Norsk fotomagasin på nett

Visavis er et nettsted som 
hver måned viser 6 bilder av 
6 utvalgte fotografer. Drives 
av bilde-redaktør Nathalie 
Luyer som også har holdt 
work-shop i Kristiansand.

visavisphoto.com

co-berlin.org
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Hverken rådløs eller trådløs...

-Jeg er ikke noe medfødt broderitalent, før dette prosjektet 
hardde jeg bare sydd et pennal, mens jeg gikk på barneskolen. 
Man kan trygt si at det er gjennom dette prosjektet jeg har lært 
meg å brodere. 

Det begynte omkring 2008. Først brukte jeg tusj og kulepenn. 
Da handlet det om sensur og de tingene. Så gikk jeg bort fra 
det, og begynte med broderi. Utgangspunktet var et ønske om 
å kle på de nakne modellene, anstendiggjøre dem på et vis. 
Siden har det utviklet seg fra det å sy kjoler til mer abstrakte 
ting. I begynnelsen hadde jeg et ganske ironisk forhold til tek-
stiltradisjonen, men ettersom jeg jobbet har ironien blitt borte. 
Håndverket er viktig, at stingene er rette og nøyaktige. Derfor 
kjøper jeg ofte ti like blader, sånn at jeg har noen forsøk å gå 
på. Det er ofte at bildene ikke fungerer, de fleste kommer aldri 
i mål. Papirer revner eller stingene blir ujevne. Men så er det 
noen som fungerer. 

Erlend Helling Larsen broderer på Playboy-bilder, og deltar på 
jubileumsutstillingen på Sørlandets Kunstmuseum denne høsten.

TEKST: JOHAN OTTO WEISSER  FOTO: SIDSEL JØRGENSEN
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Hva ville du oppnå med disse bildene?

-Det handler vel om forholdet til nakenhet, kroppsidealer. Å 
se på motsetningen mellom det drømmebildet som skapes i 
Playboy.  – en illusjon som ikke finnes og som tas tilbake til 
den virkelige verden av stingene, ”bedehusbroderiet”. Kontras-
ten mellom Playboy og systua. Hva som skjer når man henger 
bildene på en vegg i glass og ramme. Det er dels en flørt med 
feminisme. Bildene er ingen direkte protest, mer en forbedring. 
Jeg vil ikke gjøre narr av noe, men er fasinert av alle de ulike 
lagene som kommer opp i denne prosessen.

Hva kan du si om mottagelsen?

-Den er stort sett bra, mange feminister liker det godt, de skulle 
bare ønske jeg gjorde mer, dekket dem helt. Men da faller jo 
poenget bort. De eneste som er negative er eldre menn. De 
pleier å vitse det bort. Men de har  kanskje helt andre minner 
og assosiasjoner til Playboy. At mange er positive er vel et 
utrykk for at prosjektet er lett å forstå. ”Mann kler på nakne 
kvinner” er jo en vinner.
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Utgangspunktet er jo eksiterende fotografier. Har du noen 
tanker om opphavsrettigheter?

-Ja, det er litt i en gråsone. Men jeg står i en readymade tradis-
jon, hvor det å bruke eksisterende ting er vanlig. Jeg tar ut-
gangspunkt i originale sider fra blader som jeg jobber direkte 
på. Jeg forstørrer dem ikke og endrer ikke noe. 

Hvilke planer har du videre?

- Jeg har jo prøvd på å slutte mange ganger, men nå har jeg gitt 
opp. Det er mye mer naken hud på glanset papir der ute. Da jeg 
startet tenkte jeg på det som et enkelt prosjekt, men jeg ser vel 
for meg å kanskje utvide det til installasjon. Det går en bølgete 
linje i retning av absraksjon. I det siste har jeg til og med brod-
ert på hvitt papir. Hvem vet hvor det ender.
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SAMTIDSFOTOGRAFI
TEKST: JOHAN OTTO WEISSER
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80 % av inntrykkene våre får vi gjennom øynene. Vi er eksperter på å fange opp mening, så mye at 
vi har lett for å skape den selv. Det har vi utviklet for å overleve. Vi stoler instinktivt på det øynene 
ser, vi må stole på det. Så lenge vi forholdt oss til tegning eller maleri, var det lett å forstå at det vi så 
var noen andres versjon av virkeligheten. Vi kunne velge å tro på den, avhengig av avsenders trover-
dighet, omtrent som når de fortalte eller skrev. Da fotografiet og senere filmen kom tok vi måten vi 
forstod virkeligheten på, med oss. Bare over tid og med trening, kan vi avlære oss den blinde troen 
på det vi ser. 

Tempoet og måten vi forholder oss til bilder er totalt endret i løpet av noen tiår. Da man enda brukte analog 
film, for ikke å snakke om glassplater, hvor man måtte lade hver gang, så hadde man 12, 24 eller 36 bilder 
på en rull. Hvert bilde kostet. Når de var fremkalt måtte man ta vare på dem, de eksisterte i ét eksemplar. 
Nå tas det, og slettes bilder hele tiden, alle har et foto/filmkamera på mobilen. Bilder tas, lastes opp på 
nettet i en operasjon. For at det skal kunne gjøres enda lettere og mindre pretensiøst har man tjenester som 
bare tillater mottageren å se det i noen sekunder, før det slettes. Det er ikke lenger noe teknisk skille mel-
lom film og stillbilde. Alt er digitalt.
Hva gjør det med fotografiet som kunst? 
Ekspressionisten Edvard Munch sa om fotografiet at så lenge det ikke kunne fotografere i helvete så var 
det ikke noen trussel for maleriet.  Antoine D’Agata er et godt eksempel på at dette ikke lenger er gyldig. 
Han fotograferer sitt eget miljø. Den siste boken ”Antibodies” er nærgående og viser mennesker i ulike 
situasjoner, noen som ser slitne og skadet ut, men alle er fotografert med en nærhet og innforståtthet som 
er gripende inntil det ubehagelige, intenst virkelighetsnært. Fotografiet tvinger oss til å erkjenne at dette er 
mennesker som lever i verden. Det er langt mellom de malerne som gjør det samme. Marlene Dumas er et 
eksempel på en som lykkes.  Det er ikke tilfeldig at hun er en stjerne på kunsthimmelen. En maler som har 
sagt noe om dette er Francis Bacon; 
”I think one´s sense of appearance is assaulted all the time by photography… 99 percent of the time I find 
that photograpy are very much more interesting than either abstract or figurative painting. I´ve allvays been 
haunted by them.”

FORUTSETNINGER 

Historien om fotografiet er i stor grad en teknologisk historie. Fotografiet krevde omfattende forberedelse. 
Man måtte skaffe fotoapparat, film, blitz, stativ, mørkerom med kjemikalier, lystette, tørkemuligheter, 
fotopapir osv. De første, som Edward S. Curtis, dro omkring i overdekte prærievogner utstyrt til formålet. 
Fotografiet var vanskelig å beherske, man så ikke resultatet før lang tid etter at bildet var tatt. 

Fotografen var spesialist med teknisk og visuell kompetanse. Som krigsfotografen som oppsøker fronten. 
Nå er det turisten, eller hvem som helst som tilfeldigvis er der og holder i-phonen over hodet når det 
smeller, som har en privilegert posisjon. Det er et voldsomt teknologisk og mentalt sprang. For de fleste er 
kameraet ikke noe en planlegger å ta med, men telefonen er en selvfølge å ha innen rekkevidde 24 timer i 
døgnet. Pek, klikk, legg ut på nettet.



Edward S. Curtis. “Visjon gjennom tilbedelse” Absaroka stammen 1908
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Gullstandarden for krigsfotografer er ”Hvis du ikke får gode nok bilder er du ikke nær nok”. Når Robert 
Capa tar bilder av invasjonen i Normandie fra stranden og ut mot de angripende amerikanske soldatene, så 
er han åpenbart nær nok. Vi tror på bildene så vi kjenner det i magen. 
Noen avishus avvikler fotoavdelingen til fordel for de som mer eller mindre tilfeldig var på ”rett sted”. 
Dette er et utrykk for hvordan fotografiet (eller filmen) oppleves som sann, selv om vi vet bedre, endrer det 
ikke vår opplevelse av at vi får et autentisk bilde av verden. Dette bli enda sterkere når vi opplever bildet 
tatt av en tilfeldig forbipasserende, en som oss. Det gir en ekstra opplevelse av autensitet . 
Fordi alt enkelt kan endres digitalt er reglene for hva som er lov i pressesammenheng blitt stadig strengere. 
Det er avgjørende å beholde bildets troverdighet. På den annen side er det overveiende sannsynlig  at noen 
andre også har tatt film eller foto av en dramatisk situasjon, og ganske snart finner det veien ut på nettet, så 
en fotograf er sjelden alene om en situasjon. I det ligger et korrektiv. For selv en elendig filmsnutt fra lang 
avstand trumfer fotografen som kommer en time senere. Fotografen må altså tilføre noe mer eller annet for 
å fortsatt være relevant. 



Berndt og Hilla Becher. Vanntårn 1980 og 1997
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borger. En liten hund står foran ham med hodet utenfor billedflaten. Mannen er guttens far, Keiser Napo-
leon den III. Her er han ikke avbildet i fulle regalier, men som en vanlig borger som står utenfor det som 
skal tas bilde av. At han idet hele tatt er med på bildet er mer eller mindre en tilfeldighet. Fotografiet har 
bokstavlig talt marginalisert ham. Fotografiet har fjernet maktens mulighet til å styre allmenhetens bilde 
av dem. Tenk på våre egne politikere som må fremstå som ”vanlige” for at vi i det hele tatt skal vurdere å 
stemme på dem. Det er mange eksempler på forsøk på å holde kontroll. Men politikere og mennesker med 
makt og innflytelse må alltid forholde seg til at det kommer bilder av dem, eller situasjoner, som de ikke 
ønsker. Det er for eksempel vanskelig å tenke seg avsløringene fra de hemmelige amerikanske fangeleir-
ene, som Guantanamo Bay, uten det digitale lavterskeltilbudet.

SITUASJONEN

Vi er omgitt av sterke bilder som ikke er våre egne, og fordi vi husker dem bedre enn noe annet, står vi 
i fare for å miste våre egne, indre bilder. Det vi husker å ha sett, til fordel for andres bilder som er mye 
sterkere enn våre. Resultatet er en fremmedgjøring og fragmentering, vi kjeder oss og søker å døyve det 
gjennom det enkleste, nettet, fiksjonsfilm og spill. Det er et umettelig behov for underholdning, som er et 
utrykk for underskudd på mening i livet.
Fotografiet sies å være demokratiserende, I hvilken grad det gjelder Curtis indianere eller andre eksotiser-
ende varianter av urbefolkningsfotografi kan diskuteres. Men i forhold til det europeiske perspektivet, kan 
det nok ha noe for seg. Det finnes et studiofotografi av Keiser Napoleon III sin sønn som er interessant i 
denne sammenhengen. Det er tatt hos Mayer og Pierson i 1858. På bildet ser vi en liten gutt vaglet opp i en 
sal på en ponni.  Ponnien er plassert på et persisk teppe som står foran en bakgrunn. En mann står halvveis 
utenfor billedrammen og holder dyret. Gutten stirrer stivt inn i kameraet og ser lite bekvem ut. På den an-
dre siden av billedflaten ser vi en mann i flosshatt som ser ut som en hvilken som helst velhavende



Brødrene Mayer og Pierson, Paris. Sønn til Napoleon III til hest. 1858
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Før var språket og skriften en primær kilde til underholdning og refleksjon. Men vi reflekterer ikke med 
øynene, det trenger vi et språk for. Blikket er koblet rett på følelsen eller empatien, mens refleksjonen er et 
valg som krever mer av oss.
I en kultur hvor bildene mer og mer tar over for skrift, hvor internett har gjort oss mindre og mindre flinke til 
å fokusere på, eller simpelthen lese en lang tekst, så er det nærliggende å tenke seg at vi står ovenfor et nytt 
klasseskille. De som mestrer språkets evne til refleksjon og formidling av kunnskap, og de som ikke gjør det. 
Dette er ikke en dommedagsprofeti, som art har vi klart oss gjennom verre ting enn dette. Men et perspektiv 
som kan være verd å se nærmere på. For det kan like godt være at vi bruker alt for mye tid på å tilegne oss 
kunnskap gjennom språket. 



Edward S. Curtis Høvding Joseph-åpen nese ca 1900 Cindy Sherman selvportrett ca 2000

Anotine D`Agata  “Antibodies” ca 2010
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Når det ble et ideal som alle burde strekke seg etter, var det mange andre måter å ta bilder på som ble sett 
på som mindre verd.
En helt annen tilnærming har Sophie Ristelhueber. I stede for å arbeide som vanlig krigsfotograf med 
ambisjon om å ta dramatiske øyeblikk, har hun reist etter at kampene er over. Hun fokuserer på konsekven-
sene for landskapet i en større sammenheng. I en serie fotografier tatt fra fly over Kuwait, viser hun en mye 
dypere dramatikk enn den som finnes midt i kampens hete. Denne tilnærmingen utfordrer betrakteren til å 
anlegge et større perspektiv enn ”for” eller ”mot”. På samme måte utfordret Robert Adams da han brøt med 
det rådende idealet om å fotografere den urørte naturen. I stedet fotograferte han landskapet påvirket av 
utbygging av hus og infrastruktur. Han sier: ” Landscape pictures can offer us, I think, three varieties- 
geography, autobiography, and metaphor. Geography is, if taken alone, sometimes boring.  Autobiogra-
phy is frequently trivial, and metaphor can be dubious. But taken together… the tree kinds of information 
strenghten each other and reinforce what we all work to keep intact -  an affection for life”.

PRAKSIS

Fotografi lar seg knapt avgrense. Det omgir oss på alle kanter og på alle måter. Fra satteliter som overvåker 
oss fra verdensrommet, infrarøde eller varmesøkende kameraer, overvåkingskameraer montert over alt i 
byer, medisinsk bruk inne i kroppen, osv osv. Vi bruker det på like mange måter som språk eller skrift. Av-
grensing er altså en smakssak. Avgrensingen av dokumentar- eller journalistisk fotografi mot kunst er ikke 
lenger meningsfull.  Grunnleggerne av Düsseldorf skolen, Bernd og Hilda Becher startet sitt store prosjekt 
som ren dokumentasjon. Etter hvert ble det inkludert i samtidsfotografiets kunstbegrep. Hilda Becher sier: 
”People say that a documentary approach is not artistic. But who decides? Ultimately it has to be posterity. 
There is no way to pinpoint the criteria. Everything connected with making pictures can be artistic.” 
Tidligere var fotografier enkeltstående bilder som fortalte sin historie, Cartier-Bresson er berømt for sitt 
utgangspunkt om at alle situasjoner har sitt avgjørende øyeblikk, som det er fotografens oppgave å finne. 
Denne tilnærmingen til fotografiet resulterte i uforglemmelige bilder, men også klare begrensninger.



Anotine D`Agata  “Antibodies” ca 2010



En kunstner; Michael Wolf, bruker i sitt prosjekt kun bilder hentet fra Google Streetview, et nettsted med 
sammenhengende bilder av bygater verden over. Det var en situasjon ingen kunne forutse for bare noen år 
siden. 
Fotoboken er blitt et medium for fotografer som vekker mer og mer interesse. Det dukker opp fotobokfes-
tivaler og det produseres fotobøker som aldri før. Åpenbart er det ikke nok at ting finnes enkelt på nettet. 
Hva skiller fotoboken fra nettbasere løsninger; tror vi ikke på skjermen? Uansett oppløsning og kvalitet, så 
finnes det kvaliteter ved det endelige i en fotobok. Den har et valgt format, et valgt antall bilder organisert 
i en bestemt rekkefølge. Til forskjell fra utstillingen er man ikke avhengig av at publikum er til stede på et 
gitt tidspunkt. Boken er mye mer bestandig, og den endrer seg ikke på samme måte som en utstilling når 
den flyttes. Den gir et skinn av noe permanent i en digital tid da alt er foreløpig.
Som liten var historiens oppdeling nært forbundet med hvordan jeg kunne se det: det jeg kunne se på film 
var ikke så lenge siden. Det som jeg så på fotografier kunne være lenger siden, men det som ikke fantes på 
annet enn tegninger og malerier, var pre-historisk, og fortapte seg i en grøt av fortid. Dette skillet eksis-
terer enda i overraskende sterk grad. Jeg har sett Hitler tale, sett Curtis indianere, mens Napoleon kjenner 
jeg bare av omtale. Her finner vi noe av det som gjør fotografiet besnærende; det gir illusjon av virke-
lighet. Men denne opplevelsen er i ferd med å endre seg. De som vokser opp i dag har sett dinosaurer som 
spiser mennesker, hele univers som ikke finnes annet enn i filmskapernes datamaskiner. Skillet som var en 
selvfølge for oss, er kanskje ikke relevant for neste generasjon? Det er vanskelig å avgjøre om alt vi har av 
teori og filosofi må tenkes på nytt i lys av den digitale revolusjonen som vi bare så vidt er i gang med, eller 
om det er slik at ikke noe egentlig har endret seg, og at vi kommer til å tilpasse oss de digitale muligheten 
som ikke annet enn et nytt hjelpemiddel. 
Men fortsatt er det stillbildet vi husker historien med. Eller er det slik bare for oss som er vant til å gjøre 
det, slik at nå husker man i filmsnutter? Da filmskaperen i -20 årene, Martti Helde ble spurt om hvorfor han 
laget filmen ”Der vindane møtes” om Latvieres deportasjon til Sibir under annen verdenskrig, i svart hvitt, 
svarer han at det er enkelt; vi husker krigen i svart/hvitt.

Hva er det som får noen til å fortsette å sverge til stillbildet? Hva er det fotografiet har som er så verdifullt?  
Først og fremst står fotografiene stille. De endrer seg ikke. Som betrakter har man tid til å se, sakte. Se dem 
på nytt, ha dem rundt seg over tid. Et fotografi åpner for mange måter å se på; motivet, komposisjonen, 
fargene eller valørene. Det blir punkter vi kan navigere etter i sinnet. Og som en felles referanse, hvor vi 
som samfunn kan beskrive vår felles hukommelse og historie. Men de fotografiene vi husker, er de som er 
noe mer enn en kvittering på at noe har skjedd. Det er bilder som er arbeidet frem, valgt ut og presentert i 
sammenheng. Det er fortsatt bildene laget av fotografen som spesialist. Bilder som overskrider og fester 
seg i massen av inntrykk. Som fortolker og går lenger og dypere. Vi trenger fotografen. 

Likevel er det slik at nesten alle fotografier starter en ubønnhørlig og rask aldringsprosess. Dorothea 
Langes bilder fra depresjonen i Amerika på 1930 tallet er umiskjennelig daterte. Vi gjenkjenner noen karak-
teristiske trekk ved modellene, tøy hus og omgivelser, men også ved hvordan fotografiet ser ut, er fremkalt, 
hvilken teknikk som er brukt osv. Dette gjelder alt, men enda mer våre egne fotografier, tatt for å minnes, 
holde fast et øyeblikk i livet. Et bryllup, et barn, julaften eller hva som helst. I motsetning til Langes bilder 
hvor deler av bildene er knyttet til enkeltindividers liv, så består våre fotografier nesten bare av ting som 
utdateres. Våre personlige minner og familier, vår egen kropp og utseende. Halve gleden med bilder av oss 
selv er jo å se tiden som er gått. Det er en av de tingene som fasinerer ved fotografiet. 
Amerikanske Cindy Sherman utfordrer dette. I flere av hennes serier handler det om å lage bilder som un-
dersøker andre tiders estetikk som i maleri og film. Men det hindrer ikke tidens ubønnhørlige gang. 

TIL SLUTT 

Serien, sekvensen, sammenhengen flere bilder er satt i er nå avgjørende for å nå gjennom til publikum. 
Med så mange bilder som tas hele tiden er det logisk at et eller annet kan bli bra. 

VIDERE 

Frivillig eller ufrivillig fastholder fotografiene et punkt i tiden. Det gjelder fotografier som er tatt på vanlig 
måte med ét ståsted én lukkertid, men også fotografier som består av mange enkeltbilder smeltet sammen 
tatt over tid og bearbeidet digitalt. Som Jeff Walls store arbeider. 
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Dorothea Lange, “Migrant Mother” 1928
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Åpning jubileumsutstilling Sørlandets kunstmuseum torsdag 18. juni 2015

Dette er en festdag!
Trettitre utvalgte kunstnere, alle med tilknytning til landsdelen blir presentert på Sørlandets kunstmu-
seum som nå er 20 år! Denne utstillingen viser mangfoldet, dynamikken, vitaliteten, spenningsfelt i 
skapende kunst. Det grensesprengende, det reflekterende, det vakre, det tankevekkende, det lekne, det 
alvorlige, det intime, det universelle.
Verkene pirrer nysgjerrigheten, inviterer til fordypning, åpner opp for sammenhenger og inspirerer til 
utforskning av den enkelte kunstnerens verk og utvikling.

De utstillingsansvarlige har gjort en flott jobb i å kuratere denne jubileumsmarkeringen. Museets 
ansatte har profesjonalitet, åpenhet, helhetstenkning, kontinuitet og er utviklingsfokusert. 
Dette manifesterer den betydning, den posisjon vi ønsket for museet da grunnlaget ble lagt i proses-
sen på begynnelsen av 1990-tallet gjennom debatter, prosjekter og politiske vedtak.

Som kunsthistoriker og historiker er jeg opptatt av kildemateriale. Jeg har med meg en del dokumen-
tasjon som jeg mener kan passe til et 20-årsjubileum. Det meste er fra pressens oppslag som forteller 
en historie om stort engasjement, høy temperatur og langvarig drakamp.
Dette handler om formidling av kunst, om lokalisering av institusjonen, om innhold og form, om 
prioriteringer i kulturpolitikken og synliggjøring av deltakere i debatten – kunstnere, byråkrater, 
politikere. Dette er den noe kronglete veien frem til etablering av kunstmuseet, dagens store ressurs-
senter. Siden museet vel ikke har disse avisutklippene fra fortiden, overlater jeg dem til dere i dag.

Jeg vil gi dere noen smakebiter, søte og sure. Dette blir en føljetong, så håper dere henger med. 
Da begynner jeg med fragmenter av bakteppet til prosessen, både lokalt/regionalt og nasjonalt fra 
1980-tallet:

Den 3. august 1980 åpner Agder Kunsthåndverkeres Sommerutstilling på Christiansholms festning. 
En årrekke arrangerte kunsthåndverkerne dette populære og innholdsrike månedlange formidlingsev-
enement på festningen.
Og 12. desember 1980 åpner det nyetablerte Sørlandets kunstsenter i Posebyen sin første ordinære 
vandreutstilling som tilbys kommuner i hele Agder. Et samarbeid mellom billedkunstnerne og kun-
sthåndverkerne. De satser til tross for at Norsk Kulturråd har avslått søknaden om støtte i likhet med 
Aust-Agder fylkeskommune.
I 1981 utga departementet NOU 45: Formidling av billedkunst og kunsthåndverk. Det var første 
gang noen hadde sett på formidlingen av kunst på landsbasis og i et helhetsperspektiv. Løfterikt, men 
utredningen ble liggende i departementets skuffer.

SØRLANDETS KUNSTMUSEUM 20 ÅR

Vi gjengir her talen som mangeårig kulturdirektør i Kristiansand Kommune, Dagny Gevelt, holdt på åpningen av jubileums-utstillingen

FOTO FRA BYGGEPERIODEN: SIDSEL JØRGENSEN

18



19



Da en komite nedsatt av Norske Kunst- og Kulturhistoriske Museer (NKKM) i 1987 utredet 
kunstmuseenes fremtidige virksomhet i Norge, sett i en nasjonal sammenheng, konkluderte den 
med at kunstsamlingen i Kristiansand burde utbygges til landsdelsmuseum med ansvar for de to 
Agderfylkene. De anbefalte å etablere landsdelsmuseer som bygger på allerede eksisterende samlin-
ger, som allerede har en viss kvalitet, som arbeider med støtte i sitt lokale miljø og hvor en utbygging 
til en forsvarlig standard vil skape kraftsentra av betydning for hele den landsdel som vil ligge under 
deres arbeidsområde.

I Kristiansand kan vi i 1988 se et positivt signal blant målene i kommunens forslag til Handling-
sprogram for 1989-1992, nemlig: Etablering av landsdelsgalleri, med økt støtte til Christianssands 
Billedgalleri/Kunstforening som første fase.

Christianssands Billedgalleri var det avgjørende momentet for hele den videre prosessen mot et mu-
seum. Kunstforeningens langvarige, kontinuerlige virksomhet og engasjement, der innkjøp og gaver 
sto helt sentralt i tillegg til formidlingen, ble selvsagt uvurderlig for etableringen av knutepunktinsti-
tusjonen som skulle komme. Bortimot 900 verk fra norsk kunsthistorie kunne de bringe inn som basis 
for et museum.
 
I Stortingsmeldingen Kultur i tiden, ferdigskrevet i 1992, ble seks regionale samlinger definert som 
fremtidige knutepunktmuseer. Takket være Christiansands Billedgalleris samling, var Kristiansand 
med i denne avgjørende nasjonale satsingen.

Plasseringen av et helt nytt landsdelsgalleri på Sørlandet medførte imidlertid, som i mange andre 
lokaliseringsavgjørelser, en langvarig og intens debatt.

Et eget fylkesgalleri for Aust-Agder var lansert, men skulle dette ligge i Arendal eller Risør? I et 
oppslag mars 1992 i Agderposten presenteres Risørs galleriplaner til 10 millioner i den eksisterende 
Risør Kunstpark. 

Leonard Richard var blant de som kom tydelig på banen og gjør noen uker senere rede for sitt syn i 
en artikkel med argumenter for kunstgalleri på Langsæ i Arendal. 

I konglomeratet av alternativer for lokalisering, form og innhold, samtidskunst contra kunsthisto-
rien, billedkunst contra kunsthåndverk, Arendal contra Risør , Aust-Agder contra Vest-Agder og 
Kristiansand, tok jeg initiativ til å lage et kunstformidlingsprosjekt med representanter for billedkun-
stnernes og kunsthåndverkernes fagorganisasjoner, for Christiansands Billedgalleri og Risør Kunst-
forening, for politikere fra begge fylkeskommunene. Det skulle vare i vel to år, og kartlegge res-
sursene på kunstfeltet: lokaler, samlinger, utdanning o.l. pluss utrede og utprøve formidling av kunst 
og kunsthåndverk med særlig vekt på barn og unge.

Det nasjonale magasinet Kulturnytt omtaler prosjektet i et flere siders oppslag om Kristiansand i 
1992 og opplyser bla.: «Det skal nå ansettes en prosjektleder ----«
Og Fædrelandsvennen sier at prosjektet vil være til stor nytte når man skal bygge opp permanente 
formidlingssentraler og museer for kunst i landsdelen.

Mitt underliggende håp var også at det gjennom prosjektet kunne bli en konstruktiv dialog og en 
helhetlig forståelse for betydningen av et samlet, livskraftig kunstmuseum.
Fylkesgallerietableringen i Aust-Agder ble satt på vent, og reaksjonene uteble ikke.
Debatten fortsatte i dagene fremover med flere kraftige reaksjoner.
Og hva sa kunstnerne?
Kunstnernes egne organisasjoner innkalte til et møte 28. aprilOg konklusjonen som ble trukket av 
lederen i Arendal kunstforening etter møtet var:
«La Kristiansand få et ----«
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Høsten 1992 har Fædrelandsvennen et visjonært oppslag om Kvartal 20 i Kristiansand med overskrif-
ten:
«Blir dette Kristiansands nye kunstkvartal?

Vi gjør et hopp til 1994
Det er fremdeles uenighet blant sentrale aktører i denne prosessen. Andre helgen i januar var kun-
sthåndverkerne samlet i Kristiansand for å drøfte den fremtidige formidling av kunsthåndverk på 
Agder. Overskriften er «Kunsthåndverkerne krever å bli tatt på alvor»
Få dager etter presenterer avisa utredningen til Christiansands Billedgalleri med konklusjon under 
overskriften: Et fullverdig museum.
Så kommer Sørlandets Kunstnersenter på banen med tydelig tale fra styreleder Johan Otto Weisser:
Og til slutt er det politikernes tur. Vi er ved begynnelsen av 1995, kunstformidlingsprosjektet har 
levert sin anbefaling, ikke enstemmig.

Aust-Agder planlegger sitt eget fylkesgalleri.
«Kulturutvalget i Aust-Agder vil ha avdeling for kunsthåndverk ----«
«Et enstemmig hovedutvalg ----«
«Kristiansand kommune skal behandle saken ----«
Vest-Agder går videre alene? Spør Fædrelandsvennen.
«Det er ingenting som tyder på -----«
«Uansett Sørlandets Kunstmuseum vil det ----«

Kunstnerne er igjen på banen.
I et opprop undertegnet Ellinor Hedemann, Ronald Jakobsen,  -----
står det: «Vi støtter flertallsinnstillingen -----
Det endelige resultatet kjenner vi.

Fem år senere, 5. februar 2000, var det offisiell åpning av museumsbygget slik vi kjenner det i dag, 
med Kjell Nupens store utstilling. Så det er faktisk også et jubileum for de fysiske rammene til mu-
seets mange oppgaver..

Etter denne komplekse historien med en lykkelig slutt, kan vi virkelig gjenta: 
dette er en festdag! 
Og vi fikk som Ole Brumm både melk og honning, Bomullsfabrikken i Arendal og Risør Kunstpark 
er viktige aktører på landsdelens kunstscene.

Jeg sa da vi planla Kilden teater og konserthus noen år senere at folk ville snakke om før og etter 
Kilden når den sto ferdig. Jeg kan trygt si her i dag at Sørlandets Kunstmuseum ble et tidsskille i 
1995, vi kan absolutt snakke om før og etter kunstmuseets fødsel..

Sørlandets Kunstmuseum har oppfylt visjonene og forhåpningene vi hadde for denne nye 
knutepunktinstitusjonen, den synliggjør regionens kunst, den løfter kunstfeltet på Sørlandet, den er 
blitt en tydelig del av Norges kunstarena. Museet jobber med stor profesjonalitet, det eksponerer 
helhet, sammenhenger, grenseoverskridelser, nyskaping. Perspektivet er både regionalt, nasjonalt og 
internasjonalt, både historien, nåtid og fremtid..

Jubileumsutstillingen kan vi oppleve her og nå, spennende og solid, den gir viktige signaler for frem-
tiden, den presenterer et mangfold av kunstuttrykk som engasjerer og inspirerer, skapt av kunstnere 
med tilhørighet til landsdelen,  -  heldigvis skal den være tilgjengelig i flere måneder fremover og 
oppleves av mange fra inn- og utland.

Det er med stolthet og glede vi kan si: Gratulerer!
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For en tid tilbake mottok jeg et oppdrag fra Faktor-X redak-
tøren Johan Otto Weisser. Ordlyden til oppdraget var omtrent 
slik: "Har du lyst til å skrive om et fotografi fra samlingen til 
Sørlandets Kunstmuseum?" Den gang fremstod spørsmålet 
som lett og åpent, og jeg svarte umiddelbart ja.  Likevel var 
oppgaven ikke så enkel. Kunstmuseet har en rikholdig fo-
tosamling av ulike uttrykksformer og tematikk, men valget falt 
omsider på fotoserien Psychasthenia 10 (2001) av Knut Ås-
dam (f. 1968). Psychasthenia 10 ble vist på utstillingen "Norsk 
samtidsfotografi – verk fra samlingen" våren 2015. Jeg gjør 
oppmerksom på at Psychasthenia 10 ikke tilhører kunstmuseet. 
Fotografiene er langtidsdeponert av eieren Sparebankstiftelsen 
DNB Nor. 
Tankene mine begynte å kretse omkring mine intensjoner. 
Hvorfor kom Psychasthenia 10 i søkelyset? Det er neppe 
tilfeldig. Det visuelle møtet med Åsdams fotografier vekket 
gode minner.  Jeg så Psychashtenia 10 for første gang for 
nesten 15 år siden på Museet for samtidskunst. Jeg jobbet der 
som omviser mellom årene 1996-2003 mens jeg studerte kun-
sthistorie på Universitet i Oslo. Under skriveprosessen begynte 
jeg å undersøke hvordan personlige erfaringer og observasjoner 
var avgjørende ved valg av nettopp disse fotografiene. Denne 
tankegangen vil bli belyst gjennom teoriene til Roland Barthes.    
Knut Åsdam er kjent for sine fotografier, installasjoner og 
videoer som omhandler kjønn, makt og identitet. Tittelen 
Psychastenia er knyttet til hans interesse for psykologi som 
avdekker forholdet mellom individet og dets omgivelser i 
moderne storbyer. Fotografiene fremviser høyblokker som er 
vanlig å se i enhver metropol. Høyblokkene er fotografert i 
nattens mørke hvor lyskildene kommer fra enkelte vinduer og 
gatelamper. Den gjengse oppfatningen er at det fotografiske 
bildet er et produkt som fremstiller møtet mellom fotografen og 
"virkeligheten". Det er derfor forunderlig hvordan fotografiene 
utøver en indre motstand mot en sviktende objektivitet. Høy-
blokkenes konturer synes å forsvinne i mørket. Mørkets sterke 
tilstedeværelse og den kunstige belysningen gjør at fotografiene 
oppleves som gåtefull, obskur, mystisk eller forførende. I 
kunsthistorisk sammenheng kommer begrepet psychasthenia 
fra essayet "Mimicry and Legendary Psychasthenia" (1935)  
av surrealisten Roger Caillois.  Han refererer til biologien om 
enkelte insekters evne til å kamuflere seg ved å etterligne sine 
omgivelser. I Åsdams fotografier er skillet mellom subjekt 
og arkitektur uklart og tvetydig. Individet står i relasjon til de 
urbane omgivelsene der grensene glir over i hverandre. 

EYES WIDE OPEN - TANKER OM FOTOGRAFIET
TEKST: IRENE IKDAL
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Psychasthenia 10, 2001. Knut Åsdam
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Det gir en visuell effekt som frembringer et filmatisk og 
tilslørende uttrykk. 
Ifølge Roland Barthes betrakter vi fotografiet tilnærmet slik vi 
ser et landskap gjennom et vindu. Han hevder i det klassiske 
essayet "Det Lyse rommet" (1980), at fotografiet er det trans-
parente medium. Mens et maleri, en skulptur eller en tegning 
alltid vil være til stede som fysiske gjenstander, ser vi ikke 
fotografiet på samme måte. I motsetning til andre kunstformer 
kan det avbildede objektet aldri bli separert fra bildet. Fo-
tografiet vil alltid være tilknyttet sin egen referent. Et fotografi 
er i realiteten et bilde der tiden står stille og uttrykker "det som 
var" kun én gang, men vi er samtidig i stand til å reprodusere 
dette bildet i det uendelige. Fotografiet er med andre ord 
minner om fortiden som innehar en fascinerende kapasitet til 
stadig å være i bevegelse.   
Jeg oppdaget, selv i dagslys, at mine egne omgivelser har 
motivmessige fellestrekk med Åsdams fotografier. Fra 
mitt stuevindu på Lund, har jeg utsikt rett mot den såkalte 
Stjerneblokka. Den dominerende fasaden på høyblokken, og 
grøntområde med trær i forgrunnen, ser jeg hver eneste dag. 
Synet av Stjerneblokka medvirker til at Psychasthenia 10 
fanger min interesse. Mine opplevelser av Åsdams fotografier 
er knyttet til mitt eget ståsted.  Det er i blikkets utgangspunkt 
at Barthes anvender begrepene punktum og studium. Bildets 
studium beskriver den mer generelle og analytiske holdnin-
gen i hvordan å betrakte fotografier. Åsdams fotografier viser 
arkitektur i mørke omgivelser, men dersom jeg blir berørt av 
noe i fotografiet, vil fotografiene ikke lenger være hva som 
helst. I det utvalgte fotografiet (image 14) fra serien Psy-
chasthenia 10, blir blikket mitt uvilkårlig ledet mot lyset i 
vinduene og gatelampen som skinner som en lysende stjerne.  
Det er nemlig tilfeldighetene i Åsdams fotografier som treffer 
meg.  Bildets punktum er de spesifikke detaljene i fotografiet. 
Fotografiets egenskaper åpner opp for detaljer som er avhen-
gig av personlige observasjoner. Det er i denne erfaringen at 
Barthes hevder er fotografiets essensielle kjennetegn. Han 
mener at våre opplevelser av bilder har en sammenheng med 
vår egen virkelighet. En slik praksis er veldig ulik de narsis-
sistiske selfie-bildene hvor kameralinsen vender mot seg selv i 
et strategisk forsøk på å fange det umiddelbare, kommersielle 
selvportrettet. Selfies blir ofte oppfattet som kjedelige og 
tanketomme nettopp fordi disse undertrykker individualiteten. 
Til spørsmålet om hvorfor jeg valgte å skrive om Åsdams fo-
tografier, vil svaret være at fotografiene har en forbindelse til 
omgivelsene i mitt virkelige liv. Fotografiet av Stjerneblokka 
har ingen intensjoner om å berøre noen. Den store forskjellen 
mellom disse bildene er at Psychasthenia 10 er et kunstverk! 
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Stjerneblokka på Lund, 2015. Irene Ikdal.
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Mark Boulos, All That Is Solid Melts into Air, 2008 (installasjonsfoto). © Mark Boulos
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