Selvportraettet

Siden renaessancen i 1400-tallet har kunstnere afbildet sig selv i selvportratter,
og et vellykket selvportraet kan vaere med til bade at gore en kunstner kendt i sin
samtid og gore kunstneren bergmt efter sin dod. Kunstnere bruger desuden ofte
selvportraettet til at udvikle deres egen unikke stil. At male sit eget spejlbillede
eller at male efter et fotografi af sig selv virker i denne sammenhang naturligt, da
det er det motiv, man kender bedst. At bruge sa lang tid pa at studere sine egne
ansigtstrek og male dem handler dog ogsa om kunstnerens eksistentielle forsog pa
at besvare spergsmalet: Hvem er jeg som individ? Det er et sporgsmal, som mange
til alle tider har stillet sig selv, men som ogsa i dag er yderst relevant, og som bl.a.
kommer til udtryk i de mange selfies og portratfotos. Men udover at vare et
eksistentielt identitetsprojekt kan selvportratterne ogsi ses som en professionel
kunstners klarleggelse af spgrgsmalet: Hvem er jeg som kunstner?

Kapitlet gennemgar fem centrale temaer inden selvportrzttet og sztter dem i
relation til forskellige kunstneres varker. De fem temaer er: 1) Selvportrattet som
selviscenesattelse, 2) Det realistiske selvportrzt, 3) Det symbolske selvportraet, 4)
Det stilistiske selvportrat og 5) Det ekspressive selvportraet.

1. Selvportraettet som selviscenesattelse

Rembrandts forklaedninger

Den hollandske maler Rembrandt van Rijn (1606-1669) er én af de kunstnere, der
har lavet flest selvportraetter. Igennem hele sin kunstnerkarriere, fra han var 20 ar,
til at han dede som 63-arig, lavede han mere end 80 selvportratter. Vi kan der-

for genkende hans ansigtstraek med det krgllede har, de store gjne og den klum-
pede nase og naerstudere hans fysiske udvikling fra ung til gammel. Rembrandts
selvportratter er imidlertid ogsa interessante, fordi de bade afdakker, hvordan
kunstneren sa ud, og hvordan kunstneren gnskede at fremstille sig selv.

‘Rembrandt brugte i mange ar sine selvportraetter til selmromovermg re-
klame om man vil, sa han via sine selvportratter kunne fremvise sine evner og stil.
Intentionen var, at en kunde, der s Rembrandts selvportraet, af begejstring ogsa
ville gnske at blive fremstillet pd samme made. I Holland i 1600-tallet var efter-
sporgslen pa at fa lavet et godt portraet staerkt stigende, da borgerskabet i landet
var blevet velhavende gennem handel, og var man en god portraetmaler, kunne
man bade blive beramt og tjene mange penge pa borgerskabets behov for at fa de-
res udseende og succes i livet foreviget. Rembrandt viste sig her som en fantastisk
portreetmaler, der bade i sine enkeltportraetter og gruppeportratter, formaede at
indfange den portratteredes udseende og personlighed.

Blandt Rembrandts mest beramte gruppeportratter er "Dr. Tulps Anatomifore-
lesning” (1632) og "Nattevagten” (1640-42), hvor han viser sin fantastiske brug
af overgange mellem lys og skygge og sans for at beskrive et motiv med levende,
synlige penselstrgg. Den stigende eftersporgsel pA Rembrandts portratter, fik ham
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til at flytte sit atelier fra den mindre hollandske by Leiden til hovedstaden Amster-
dam. Her beskaftigede han igennem arene ca. 150 malerlaerlinge, hvis job det var
at kopiere Rembrandts varker, si de kunne salges som en agte Rembrandt.

Rembrandts selvportrat fra 1640 (se side 77) viser den selvbevidste kunstner
i trekvart profil pa toppen af karrieren. Hans pakladning, store hat, faste blik og
ranke positur viser en selvbevidst, stolt og velhavende kunstner, der kan male
sig med de hojeste i samfundet. Rembrandts hejre arm hviler pa et gelaender og
beskarer halvfigursportrattet i bunden, mens toppen af maleriet har afrundede
hjerner. Farverne er holdt i braekkede, brunlige nuancer, og det er netop et kende-
tegn ved Rembrandts malemade, at han startede med at indfarve det hvide lerred
i brunt, for han begyndte at male motivet pa det, for pA den made at samle far-
verne i en tattere harmoni. Man betages af Rembrandts brug af lys- og skygge, der
fremhaver karakterfuldheden i personen og leder gjet direkte mod kunstnerens
oplyste ansigt. Lyset, der rammer Rembrandt midt i ansigtet, star i kontrast til det
morke toj og dele af forgrunden, hvilket far lyset og skyggerne til at fremhaeve hin-
anden. Denne dramatiske kontrast mellem lys og skygge var typisk for barokkeni
1600-tallet og kaldes clairobscur (en gradueret overgang mellem lys og skygge).

Rembrandts hensigt med selvportrzttet fra 1640 var at sla sit navn fast som
en af de store kunstnere i Europa og en ligevardig konkurrent til en anden af
tidens store malere, Peter Paul Rubens fra nabolandet Flandern. Rembrandts
selvportrat er derfor en selviscenesattelse og en salgspromovering. Rembrandt
fik inspirationen til sit selvportrat aret forinden, da han pa auktion i Amsterdam
si ren@ssancemaleren Rafaels portraet af Baldassare Castiglione, som han straks
efter tegnede en skitse af. Der er mange lighedspunkter mellem de to varker med
hensyn til beskaringen, pakladningen og baggrunden, men hvor Rafaels portrat
er praeget af et klart lys og detaljer, er Rembrandts vark bevidst sleret, nasten
monokromt og mere malerisk, foruden at figuren er spejlvendt.

Hvor Rembrandts selvportrat fra 1640 fortaller historien om en selvbevidst
kunstner med fart pa karrieren, viser hans "Selvportraet med to cirkler” (se billedet
naste side) fra 1665-1669 en kunstner, der er i sin karrieres og sit livs efterar.
Rembrandt star i halvfigur med palet og pensler i handen og har en hvid hovedbe-
kladning og en frakke pa. Kunstneren ses i sit virke, som om han netop er blevet
afbrudt i at male. Hans blik er fast rettet mod beskueren, som han konfronterer
direkte i sin nasten frontale positur, mens hans ansigtsudtryk er resigneret. Dette
understottes af lyset i maleriet: Hvor den unge Rembrandt var det klarest oplyste
parti, synes den ®ldre Rembrandt at trede et skridt tilbage, s hans ansigtstrek i
hojere grad fortabes i skyggerne. Portrattet er et studie i Rembrandts maleteknik
med at male lost, hvilket bl.a. ses i partierne omkring paletten og jakken. Derimod
er detaljegraden langt storre omkring hans ansigt.

Rembrandts sidste selvportrat er et mestervark, men hans sidste del af kar-
rieren var nedadgiende, da hans portratter ikke lngere var eftertragtede, hans
rige og elskede kone var dod, og han havde brugt alle pengene. Da Rembrandt
dode i 1669, var han géet fallit, og han var ikke langere beromt. Rembrandts selv-
portratter giver derfor ikke kun et indblik i udviklingen af hans stil og maleteknik,
de rummer ogsa en fortalling om kunstnerens succes og nedtur.
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T.v.: Rembrandt: Selvportreet, 1640, olie pa leerred,

102 x 80 cm, National Gallery, London
T.h.: Rembrandt: Selvportreet med to cirkler: 1665-
1669, olie pa leerred, 114,3 x 94 cm, Kenwood

House, London

Rafael: Portreet af Baldassare Castiglione,

1514-15, olie pa leerred, 82 x 67 cm, Louvre

Andy Warhol og popkunstens verden af overflader
Fra barokkunstens dybfolte selvransagelse vender vi os mod popkunstens over-
flade og selviscenesattelse. Den amerikanske kunstner Andy Warhol (1928-1987)
arbejdede ofte med selvisceneszttelse, og han yndede at optrade i offentligheden
i forskellige forklaedninger. Han ejede derfor en stor sa@rpraget garderobe og et
stort antal parykker, som han vekslede imellem. Andy Warhol var en fremtraeden-
de figur i popkunsten, som udvikledes i USA i 1960erne. Her udvikledes samtidig
forbrugersamfundet og reklameindustrien. Popkunstnerne enskede at nedbryde
det skel mellem kunsten og samfundet, der traditionelt havde eksisteret, ved at
bruge hverdagsbilleder som motiv som f.eks. tegneseriebilleder eller vaskepulver-
emballage.

Warhol arbejdede i reklamebranchen, for han blev kunstner, og han var meget
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Andy Warhol: Selvportreet,
1966, silketryk pa leerred,
171,7 x 171,7 cm, Museum
of Modern Art, New York

bevidst omkring markedsferingen af sin kunst og sig selv. Warhols mest beromte
udsagn er, at alle burde opleve 15 minutters berommelse, og Warhol oplevede selv
en enorm berommelse i sin levetid bl.a. for sine portratter af mediekendisser som
skuespilleren Marylin Monroe, sangeren Elvis Presley og prasidentfruen Jackie
Kennedy. Med de vekslende udklaedninger og hans lidt tilbagetrukne varemade,
var han samtidig en kunstner, der var forbundet med en vis mystik.

Mange af Warhols portratter var med til at gore billeder af kendisser til ikoner,
dvs. en slags helgenbilleder, og Warhols selvportrat fra 1966 er pA samme made
en selviscenesattelse. Selvportrattet bestar af ni silketryksbilleder i varierende
farvekombinationer af farverne rod, bla, gren, orange, lilla og gul, hvor Warhol er
afbildet i et hovedportrat med sin ene hand eftertnksomt placeret under hagen,
mens den ene halvdel af ansigtet fortaber sig i skygge. Gentagelsen af Warhols
selvportrat i en sikaldt additiv komposition, leder blikket mere hen mod hans leg
med farvekombinationerne, og forskellene mellem de ni felter, end pa detaljerne
i det enkelte billede. De rene farveflader i red, gul og bla kunne afspejle en sinds-
tilstand hos kunstneren eller en dybereliggende betydning, men gor det ikke. I
stedet er der tale om Warhols overfladiske leg med farverne og sit eget udseende
i popkunststil. Kunstnerens vasen under overfladen forbliver derfor mystisk for
beskueren, mens selviscenesattelsen af Andy Warhol er klar igennem selvportrat-

tets ni gentagelser af hans ansigt.
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2. Det realistiske selvportraet

Realisten Gustave Courbet fanget i et gjeblik

At udseendet stemmer overens med den maleriske gengivelse, er for den realisti-
ske kunstner det vigtigste element ved et selvportrat. Den franske maler Gustave
Courbet (1819-1877), der var toneangivende inden for kunstretningen realismen,
malede igennem karrieren mange selvportrzatter, hvor han skildrer sig selv i ate-
lieret i faerd med at male og omgivet af sine modeller eller pa en vandretur, hvor
han tilfaldigt moder sin kunstmacen. Courbets tilgang til at male selvportratter
var, at han skulle indga naturligt i sine omgivelser, og at hans vaeremade skulle
skinne igennem i selvportrattet, sa man undgik det lidt stive og distancerede
udtryk, som pragede mange portratter og selvportratter.

Pa Courbets selvportrat fra 1843 viser han allerede som 24-arig sin bleendende
maleteknik og sans for at la2gge en ny vinkel pa selvportrattet som genre. Kunst-
neren ses frontalt fra brystet og op. Courbets selvportrat fremstar ligeledes, som
om han var fanget i et gjeblik, midt i et folelsesudbrud. Courbets ojne er opspilede,
og leberne let adskilte, mens han med begge hander tager sig til hovedet og river
sig i haret, som om han var fortvivlet eller oprevet. Muligvis har Courbet benyttet
sig af et fotografisk forlaeg, da fotografiet var opfundet ca. ti ar tidligere, men det
kan ogsa vaere at han blot har arbejdet foran et spejl. Kompositorisk er Courbets
selvportraet et close up, og hans arme er delvist beskaret af billedkanten, hvilket
gor det mere intenst. Courbets figur er kraftigt belyst fra overste venstre hjorne,

hvilket gor, at rumligheden og karakterfuldheden i hans ansigt fremstar tydeligere.
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Gustave Courbet:
Selvportreet
(desperat mand),
1843, olie pa leerred,
54 x 45 cm, privat

samling
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Ron Mueck: Mask 11,
2001-2002,

mixed media,
€a.75x115x82,5

cm, San Francisco

Museum of
Modern Art

Courbet viser i selvportrzttet sin fantastiske maleteknik, hvor kraftige og synlige
penselstrag og en dristig brug af hvid og sort til lys og skygge skaber et dramatisk
og realistisk vaerk.

Kunstneren Ron Mueck helt tzt pa

Den australske skulpter Ron Mueck (1958-) startede med at lave modeller og
dukker til flernsyn i USA og England, inden han valgte at arbejde som kunstner.
Ron Muecks varker, der oftest forestiller helt eller delvist afklaedte mennesker,
har faet stor opmarksomhed for deres ekstreme grad af realisme. Bl.a. kan man
pa kunstmuseet Aros opleve skulpturen "Boy”, der forestiller en realistisk udfor-
met dreng i gigantisk storrelse siddende pa hug. Netop skulpturernes realistiske
positur, detaljering og materialer, kombineret med skulpturernes urealistiske skala
- hvad enten de er storre eller mindre end normal menneskestgarrelse - er det, der
gor dem fascinerende. Til forskel fra andre nyrealistiske skulpturer f.eks. af Duane
Hanson, er det pga. skalaen nemt for beskueren at fastsla, at der med Ron Muecks
varker er tale om skulpturer og ikke "2gte” mennesker.

Skala er ogsa et vigtigt aspekt i vaerket "Mask II” af Ron Mueck, som forestil-
ler et selvportrat af kunstneren, mens han ligger og sover. Kunstneren har valgt
kun at gengive sit ansigt, mens resten af kroppen mangler, og bagsiden af hovedet
er udhulet, siledes at varket er udformet som en maske. At skildre sig selv som
sovende er at gengive et utilsleret og realistisk billede af én selv, uden den facade
eller bevidste fremtraden, man typisk vil tilleegge sig, nir man er vagen. [ sgvne er
man bade forsvarslas og objekt for en fokuseret granskning, der normalt vil vare
grenseoverskridende. Ron Muecks maske er forstorret fire gange i forhold til hans
ansigt, sa ansigtets l&2ngde maler hele 115 cm. Man kan derfor i detaljer studere
kunstnerens tekniske evner f.eks. i gengivelsen af skaegstubbe, venerne i panden,
den lidt klumpede naese og de skilte leber, der imponerer beskueren, mens ma-
skens glatte bagside viser spor af, hvordan vaerket er blevet skabt.
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Muecks vark er i trad med flere surrealistiske selvportratter, hvor skildringen
af drammen og underbevidstheden skaber overraskende sammenhznge mellem
virkelighedsplaner. Pa samme made kommer man som beskuer til at spekulere
over, hvad Ron Mueck drgemmer, men i modsatning til surrealisterne giver Ron
Muecks maske ikke noget hint herom. Ron Muecks vark tillader nemlig kun
beskueren at komme helt taet pa en realistisk gengivelse af kunstnerens sovende
ansigt og studere detaljerne pa en graenseoverskridende made, mens man ikke
opnar en indsigt i kunstnerens dremme og personlighed igennem selvportrzttet,
der forbliver en maske.

3. Det symbolske selvportraet

J.E. Willumsen mellem liv og ded

I mange selvportratter indgar symboler og genstande, der bade rummer en
personlig forteelling og mere generelle livsvilkar, som optager kunstneren. I disse
selvportratter bliver symbolerne en fortolkningsnegle til at kunne forsta eller
tolke kunstnernes intention med selvportraettet eller syn pa sig selv.

Den danske kunstner J.F. Willumsen (1863-1958) arbejdede i sin karriere bade
som maler, skulpter og arkitekt. Willumsen var en enspander i dansk kunst, som
bevidst skiftede stil og medie igennem karrieren. Dette hang utvivlsomt sam-
men med kunstnerens store trang til at udfolde sig og imponere, samt at han ville
udvikle kunsten i sin egen retning. Willumsen opnaede dog i sin levetid ikke den
store anerkendelse, som han mente, at han fortjente.

Willumsen skabte igennem livet selvportrzatter i form af malerier og fotogra-
fier, der som kunstvaerker ogsa dokumenterede kunstnerens arbejde. 1 1935-38
skabte Willumsen tre store malerier, der som en trilogi skulle fortzelle om hans
egen karriere som kunstner. Det sidste vaerk "Himmelgaden” forudser derfor
kunstnerens ded, og han portratterer i denne sammenhaeng sig selv som halvt
menneske og halvt tiger svaevende i himmelrummet. Der er pd mange mader tale
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T.v.: J.E. Willumsen:

Selvportreet i
malerkittel i

lejligheden i

Borsgade, fotografi,

1899, Willumsens

Museum

Th: J.E. Willumsen:

Himmelgaden, 1938,
olie pd leerred, 250 x

300 cm, Willumsens

Museum
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om et symbolsk selvportrat, idet billedfladen opdeles af det himmelske lys og
manen overst i billedet og skyerne og jorden i den nederste del. Ligeledes er deren
opdeling mellem dagen i venstre side og natten i hgjre side. Ret usadvanligt har
Willumsen ladet maleriet straekke sig til maleriets ramme, der er bemalet i gron,
brun og okkergul, hvilket fremhaver opdelingen af billedets elementer.

Inspireret af kunstretningen surrealismen har Willumsen overtaget ideen med
tigeren, der viser det utammede og det dyrisk vilde i form af styrke og drifter, og
som i dette selvportrzat er en del af Willumsen selv. Tolkningen kan derfor vzre,
at han bade rummer en menneskelig fornuft og skabertrang og samtidig rummer
et vildt begar og temperament. Gengivelsen af kunstnerens hoved viser hans
fremskredne alder, mens de oplyste, muskulese arme og hander viser kunstnerens
enorme skaberkraft — en kraft — der portratterer kunstneren som noget nzrmest
overjordisk. I denne sammenhzng henviser Willumsens fard fra jord til himmel
til den bibelske fortalling om Jesu himmelfart, hvor det jordiske liv forlades for et
evigt efterliv i himlen. Willumsens symbolske billedunivers svarer derfor til kunst-
nerens egen selvopfattelse.

Frida Kahlo: Selvportreet
med Bonito, 1941, olie
pélerred, 41,3 x 55 cm,

privat samling
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Frida Kahlo, Julie Nord og det personlige billedunivers

Den mexicanske kunstner Frida Kahlo (1907-1954) arbejdede igennem hele kar-
rieren med det symbolske selvportraet som sit hovedmotiv. Hele 55 af hendes 143
malerier er saledes selvportratter. Frida Kahlo blev fedt omkring tiden for den
mexicanske revolution (1910-19), og hun betragtede sig selv som en revolutionaer
inden for kunsten, ligesom hun var politisk optaget af socialismen. Efter at have
faet polio som 6-arig og have vaeret udsat for en tragisk busulykke som 18-arig blev
Kahlo invalid. Hun kunne derfor ikke fa barn og matte gennemga flere operationer
for at kunne ga. Alligevel sggte hun igennem sit liv sammen med sin mand, kunst-
neren Diego Rivera (se kapitel 7), at udvikle et sarligt mexicansk maleri, hvor hun
isaer brugte symbolske selvportratter til at fortzelle sin historie som kunstner og
kvinde.

Frida Kahlos selvportrat fra 1941 forestiller Kahlo i trekvartprofil med sin
papeggje, Bonito, pa skulderen. Kahlos karakterfulde udseende er bevidst fremhze-
vet, idet hun har understreget de sammenvoksede gjenbryn, det skarpe blik, den
markante kabe, det morke har og harvakst og de rede laeber. Dette er typisk for
mange af Kahlos selvportratter, hvor hun fremhaver sin maskuline side. Dette
forhold tildeler hendes selvportraet en styrke, karakterfasthed og refleksion om-
kring kensrollerne, der star i modsatning til den traditionelle kvinderolle i hendes
hjemland og verden dengang.

Dybden i billedet er meget begranset, idet baggrundens grenne planter og bla
himmel laegger sig taet op af Kahlos kontur. Pa bladene snor sommerfuglelarver
sig, som om de er parate til at blive til sommerfugle som den, der flyver i gverste
hgjre hjorne. Kahlo antyder dermed symbolsk et tidsforlgb i billedet, illustreret
i sommerfuglens udvikling og begraensede levetid, og billedet kan derfor betrag-

Julie Nord: Such a big
Girl, 2008, tusch og
akvarel pa papir,

57 x 76 cm.
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tes som et memento mori, dvs. en erindring om at alting med tiden forgar, og

at livet har en ende. Derved bliver sommerfuglelarverne og sommerfuglene til
vanitassymboler, ligesom et timeglas eller et braendende stearinlys er symboler
pA tidens gang og livets forgzngelighed. Dette forhold i livet var hun selv meget
bevidst om, da hun malede selvportrattet, idet hendes far og papegejen Bonito
dode samme dr, og hun samtidig pga. sin invaliditet selv havde smerten tat inde
pa livet. Papegojens samhorighed med Kahlo kan relatere sig til farens rolle, men
kan i lige si hoj grad tolkes som symbol pa Kahlos harmoni med den mexicanske
kultur og natur og hendes egen ensomhed.

Samme personskildring og fortllinger igennem symboler som Kahlos, benyt-
ter den danske billedkunstner Julie Nord (1970-) sig af i sine varker. Ofte arbejder
hun med tusch pa papir, og mange af hendes varker har pigen og barndomshjem-
met som hovedmotiv, og vaerkerne kan opfattes som selvportraetter og en person-
lig fortalling. Det uforklarlige, det ulykkelige og det absurde spiller en stor rolle i
varkerne, hvor storrelsesforhold, et begranset perspektiv samt sammenslyngede
menstre er virkemidler, der formidler det konfliktfyldte sind, erindringer eller det
folelsesregister, der udspiller sig inde i pigen.

4. Det stilistiske selvportraet

Pablo Picasso og selvportrattet som stilistisk eksperiment
For flere moderne kunstnere har det at lave et selvportrat vaeret en oplagt mulig-
hed for at udvikle sin egen stil. Fra begyndelsen af 1900-tallet l2gges den realisti-
ske gengivelse pa hylden. Avantgardekunsten straebte mod at forny kunsten, idet
kunstnerne brod med de akademiske regler og insisterede pa selv at fortolke mo-
tivet visuelt. Dette ses f.eks. i stilretningerne kubisme, surrealisme, dadaisme og
ekspressionisme, der har det til falles, at kunstnerne nedtoner det realistiske ud-
tryk og i stedet dyrker kunstnerens egen stilistiske fortolkning. Kunsten i starten
af det 20. arhundrede var praget af, at forskellige modernistiske ismer arbejdede
ud fra et manifest eller en razkke regler for deres kunstneriske praksis, og samlet
set var modernismens kunst mere abstrakt og eksperimenterende end tidligere.
En af de kunstnere, der eksperimenterer mest med sin stil, var den spanske
kunstner Pablo Picasso (1881-1973), hvilket ses pa den forskel, der er mellem de
to selvportratter fra 1906 og 1907. Hvor selvportrattet fra 1906 stadig ejer en
rumlighed i kroppen og ansigtet, er selvportrattet fra 1907 langt mere kubistisk
og abstrakt. Selvportrattet fra 1906 viser den unge 25-arige kunstner afbildet
i trekvartprofil. Man bemzrker umiddelbart maleriets rd malemade med de
grove penselstrog og den hgje grad af formforenkling, der peger frem mod en vis
abstraktion. Bl.a. er de opspilede gjne afbildet som to ens ovaler, det glatte har
som en sort flade og den store nase malet ved hjalp af streger og uden traditio-
nel rumlig formgivning ved brug af lys og skygge. Picassos skjorte og jakke er pa
samme mide blot streget op med en sort og gra farve, mens det hvide laerred flere
steder stir uberort hen. Selvportrattet er derved meget enkelt, og Picasso ekspe-
rimenterer i billedet med, hvor fa virkemidler, man som kunstner kan anvende,
for at skabe et maleri. Derved nar Picasso gennem gentagelser og forenklinger af
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malemaden frem til et udtryk, der er unikt, og meget fjernt fra en efterligning af
virkeligheden.

Samme ar som Picasso malede sit selvportrat, skabte han ogsa maleriet "Frok-
nerne fra Avignon”, der blev startskuddet til stilretningen kubismen. I kubismen
blev motivets former forenklet til firkanter, trekanter, cylindere og romber, og
genstandene og figurerne blev afbilledet fra flere vinkler og perspektiver pa
samme tid: deraf betegnelsen simultanperspektiv. Dette var banebrydende inden
for den moderne kunst og viste, hvor frit kunstneren nu kunne forholde sig til sit
motiv. Picassos selvportrat fra 1907 viser da ogsa en selvbevidst kunstner, der har
nedtonet vigtigheden af at fa selvportrattet til at ligne for i stedet at portrattere
sig selv i den kubistiske stil, han selv har udviklet.

Chuck Close - Nar figuration moder abstraktion

Den amerikanske kunstner Chuck Close (1950-) har igennem karrieren arbejdet
med selvportraettet, og selvportratterne er blandt hans mest kendte. Samtidig
med at kunstnerens udseende har forandret sig, har kunstnerens stil ogsa andret
sig. Chuck Closes’ forste selvportratter fra 1970erne er nyrealistiske afbildninger
i kempe format af fotografier af ham selv og hans venner, og man betages af de
mange realistiske detaljer ved dem.

I selvportratterne fra 1990erne anlegger Chuck Close derimod en helt anden
stil, og hans ansigt afbildes nu systematisk ved hjalp af sma pixels eller kvadrati-
ske mosaikker sat pa skra. Inde i disse kvadrater har Close forst malet et lag med
en kraftig baggrundsfarve, og derpa har han malet en eller flere sma abstrakte
figurer i radlige eller blalige nuancer for at ramme hudens farvenuancer. I det
samlede optiske billede ses Closes ansigt tydeligt pa afstand, men kommer man
tattere pa det enorme larred, forsvinder ansigtet igen i virvaret af sma firkanter
med abstrakte former. En beslagtet maleteknik anvendte postimpressionisterne
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T.v.: Foto af kunstneren Chuck Close foran sit
maleri "Selvportreet (med cigaret)”, 1967-68,
akryl pé leerred, 273 x 212 cm,
Walker Art Center, Minneapolis

T.h.: Chuck Close: Selvportreet, 1997, olie pa
leerred,

259,1 x 213,4 cm, Museum of Modern Art,
New York

Chuck Closes veerk under udforelse
mellem forste og andet lag maling

George Seurat og Paul Signac omkring 1890 ved at male udelukkende ved hjalp
af sma farveprikker, som pa afstand dannede et motiv, men tat pa oplevedes som
abstrakte prikker. Close kombinerer derfor i selvportrattet fra 1997 en form for
realisme og abstraktion i ét og samme vaerk, og han viser derved maleriets sar-
traek i forhold til fotografiets, og samtidig understreger hans kunst, hvor vigtigt
det er for den moderne kunstner at udvikle sin egen stil.
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5. Det ekspressive selvportraet

Vincent van Gogh og selvportrattet som terapi
At male ekspressivt handler i hgjere grad om at afbilde indre folelser og sindstil-
stande i et formsprog, der delvist afviger fra det man ser, for i stedet at fokusere pa
det man foler. Dette afsnit omhandler kunstnerne Vincent van Gogh og Michael
Kvium, der kan ses som reprasentanter for det ekspressive selvportrat.

Den hollandske maler Vincent van Gogh (1853-1890) er ligesom Rembrandt
én af de storste kunstnere i kunsthistorien, men ulig Rembrandt oplevede van
Gogh ikke pa noget tidspunkt i sit liv nogen form for succes med sin kunst. Faktisk
solgte han kun ét maleri i sin levetid, mens hans malerier i dag er blandt de dyreste
iverden. Van Gogh brugte igennem hele sin karriere selvportrattet som en slags
terapi, da han havde et svagt psykisk helbred, som ikke blev bedre af, at han forgze-
ves straebte efter at blive anerkendt som kunstner.

I 1888 havde van Gogh forladt Paris for at grundlegge et nyt kunstnerkollektiv
i den sydfranske by Arles. Det var hans hab, at flere kunstnere ville folge efter, men
kun kunstneren Paul Gauguin (1848-1903) sluttede sig for en kort periode til van
Gogh. Efter et skaenderi mellem de to kunstnere, endte van Gogh med at skaere sin
hgjre oreflip af, hvorefter Gauguin hurtigt forlod byen. Van Gogh blev efter epi-
soden indlagt, da man betragtede ham som utilregnelig. I denne periode fortsatte
van Gogh med at male portrztter, bl.a. selvportrattet fra januar 1889, hvor han
ses med en bandage rundt om det afskarne ore. Van Gogh har afbildet sig selv med
en omsluttende gren jakke og en pelshue, mens hans ansigtstrak virker udmag-
rede. Baggrunden viser van Goghs varelse, hvor han fik lov til at male, hvorfor
man ser en del af et staffeli og en japansk plakat, som van Gogh lod sig inspirere
af. Efter dette selvportraet valgte van Gogh kun at afbilde sit ansigt fra den intakte
side.

Da van Gogh blev udskrevet fra hospitalet i maj 1889, sagte han tilflugt i et
tidligere munkekloster i byen Saint Remy for at fa styr pa sit urolige sind. Pa van
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Michael Kvium:

Stand Up Comedy,
olie pa leerred,
2016, Arken

Goghs selvportrat fra september 1889 ses kunstneren i halvfigur og i trekvart-
profil med det intakte gre vendt mod beskueren. Van Gogh benytter sig af en
meget begranset palet af kolde grenne og bla nuancer, der star i kontrast til hans
rod-orange har og bleggullige hud. Van Goghs ydre fremtoning er i portraettet
markeret, f.eks. hans skarpe blik, det radlige har, den krogede naese og de tydelige
kindben. De komplementzare farvepar red og gron samt bla og orange indgar i
varket og medvirker til at gore det folelsesbetonet og ekspressivt.

Som i mange andre af van Goghs malerier er malemaden og baggrunden i hgj
grad med til at beskrive motivet. De hvirvlende og bolgende penselstrag, hvor ma-
lingen er lagt tykt p4, tilferer motivet en vis dynamik pa trods af den ellers statiske
komposition, og samme malemade ses ogsa i hans landskaber. I selvportrattet
fremhzver den urolige baggrund kunstnerens indre kaos. Strogenes tydelighed,
hvor farverne i fa nuancer er lagt ved siden af hinanden, forstaerker ligeledes det
umiddelbare i selvportrattet. Det har ikke vaeret meningen, at maleriet skulle
salges, men det har derimod vaeret van Goghs made at handtere sit konfliktfyldte
sind pa som en slags terapeutisk gvelse i at finde ud af, hvem han var som men-
neske og kunstner. To konfliktfyldte roller som i van Goghs tilfzelde synes at vare
ulgseligt ssmmenbundet til hans tragiske selvmord ét ar senere.

Klovnen Kvium

Michael Kvium (1955-) er en af de mest fremtraedende danske nulevende kunst-
nere. I storstedelen af Kviums billeder spiller det utilslorede grimme, groteske
eller komiske menneske hovedrollen. Mange af figurerne i Kviums billeder minder
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af udseende om ham selv, og selv giver han mange af malerierne titlen "Fools” pa
grund af den bizarre, latterlige og grimme tilstand, de befinder sig i. Ofte virker
figurerne udmagrede, forvrengede, fedladne, andsforladte og isolerede.

Stilen i Kviums vaerker er ekspressiv i lighed med barokkens maleri og den
britiske kunstner Francis Bacons malerier. Billeduniverset, som Kviums figurer
befinder sig i, synes ligeledes rat og makabert, som var det taget fra en gyserfilm.
Selv siger Kvium, at han finder inspirationen til sine billeder i hverdagslivet, hvor
mediernes skrak- og katastrofehistorier dagligt rammer én. Maske netop derfor
har Kviums vaerker en bred appel, da mange kan relatere sig til hans skildring af
tendenserne og stremningerne i tiden, hvor det enkelte menneske synes overladt
til sig selv i en kontant og vardiforladt verden.

Eksistentielle temaer som liv, ded og det bizarre liv dukker gentagne gange op
i Kviums vaerker. Pa szrudstillingen Cirkus Europa pa kunstmuseet Arken i 2017
udstillede Kvium vzrker inden for maleri, skulptur, film og installation. Udstillin-
gen viser Kviums optagethed af den politiske udvikling med flygtningestremme,
vold og ded, som star i grel kontrast til underholdningsbranchen, turismen og
forbrugerkulturen. Kviums varker giver i denne sammenhzng ingen svar, men de
legger forst og fremmest op til refleksion. I maleriet "Stand Up Comedy” fremstil-
ler han sig selv som en cirkusartist i spotlightet, der vackker latter med sine alt
for store bukser og savlende fremtoning, der star i kontrast til den alvorlige og
vigtigere udvikling i verden og den dystre og angstfulde side af menneskeheden,
som Kvium sadvanligvis afbilder. Billedets baggrund er opdelt i kontraster mel-
lem farvefelterne i komplementaerfarverne bla og orange samt mellem det skarpe
spotlight og yderkanterne af billedet, der henlagger i morke. Ligeledes er der en
sliende kontrast mellem komikerens hvide handsker og hgje hat i forhold til ko-
mikerens vraengene ansigt med den piercede tunge og den sjofle joke, han er i gang
med at fortzlle.

Teoretiske opgaver

Selvportraettets grundtrak og former
Diskutér hvad en kunstner indfange gennem et selvportrat? Find desuden eksem-
pler i kapitlet pa nedenstaende fagbegreber og skriv en kort definition af dem.

Helfigur Profil
Halvfigur En face
Hovedportraet Trekvartprofil
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