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Ovenpå et forrygende år 2025 har vi glædet os til at løfte sløret for Randers 
Kunstmuseums udstillingsprogram i 2026. Med afsæt i museets vision og ansvars-
område har vi sammensat et program, der kronologisk og tematisk perspektiverer 
museets righoldige historiske samling, afspejler samfundet og tilværelsen i dag 
og sætter spørgsmål til debat.

Udstillingsåret indledes med den store udstilling Arild Rosenkrantz – At male 
det usynlige, skabt i samarbejde med Støtteforeningen for Arild Rosenkrantz på 
Rosenholm Slot. I april åbner udstillingen Nina Saunders – Let’s Talk About the 
Baby, og til august inviterer vi indenfor til den største udstilling af modernisten 
William Scharff (1886-1959) i nyere tid.

Symbolisten Baron Arild Rosenkrantz (1870–1964) og surrealisten og samtids-
kunstneren Nina Saunders (f. 1958) er født næsten et århundrede forskudt, men 
der er forunderligt mange fællestræk i deres kunst. De arbejder begge i tider, der er 
præget af krisebevidsthed. Rosenkrantz’ værker er formet af det forrige århundre-
deskiftes åndelige og kulturelle krise: modernitet, sekularisering, 1. Verdenskrigs 
skygger og en følelse af moralsk og spirituel desorientering. Saunders’ praksis 
er forankret i en nutidig krisestemning, hvor pandemier, klimakatastrofer, krig 
og en oplevelse af civilisatorisk skrøbelighed er fremherskende. Hvor man i 
Rosenkrantz’ tid længtes efter en åndelig forankring, taler vi i dag om åndelig 
oprustning. Hos Rosenkrantz og Saunders opfattes historien ikke som afsluttet, 
men som billeder, idealer og forestillinger, der fortsat former både vores psyke 
og samfundets magtstrukturer.

Selvom deres formsprog er væsensforskelligt, kredser de om de samme motiver 
og den samme tro på kunstens forandringskraft. På forsiden af magasinet ses 
Rosenkrantz’ maleri War fra 1908, som han maler i flere variationer. På bagsiden 
ses Saunders’ skulptur af samme navn, War, fra 2017. Motivet indgår hos begge i 
en serie på fire værker med titlen Apokalypsens Ryttere. De to udstillinger er dog 
langt fra dystopiske, for både Rosenkrantz og Saunders har ambitioner om, at 
deres kunst ikke blot skal ses, men også virke til gavn for det enkelte menneske 
og det kollektive. Begge insisterer på, at kunst, spiritualitet, fantasi, intuition og 
drømme kan skabe rum for erkendelse og transformation. 

Vi glæder os til at invitere indenfor.
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At male det usynlige –  
Arild Rosenkrantz
17. januar - 6. april 2026

 
af Julie Margrethe Nyrup   /  Museumsinspektør

Gennem hele sit liv søger Rosenkrantz at skabe billeder, der ikke 
blot skal ses, men virke; som et bindeled mellem det synlige og 
det usynlige. Rosenkrantz’ ambition om at male det usynlige – at 
gøre sjælelige og metafysiske tilstande billedlige – spejles af en 
bred tendens i kunstverdenen i dag, hvor symboler, myter og 
spiritualitet igen vækker resonans. Derfor ledsages Rosenkrantz’ 
værker i udstillingen af et samtidsspor, hvor nulevende kunstneres 
værker går i dialog med Rosenkrantz’ kunst, tematikker, teknikker 
og formsprog. Således undersøger udstillingen det spirituelle, 
esoteriske og transformative i kunsten dengang og nu.

Arild Rosenkrantz’ værker fra 1890’erne til 1960’erne udstilles 
i dialog med værker af Nikoline Liv Andersen (f. 1979), Ditte 
Ejlerskov (f. 1978), Mie Mørkeberg (f. 1980), Alexander Tovborg 
(f. 1983) og Sif Itona Westerberg (f. 1985).  

Udstillingen præsenterer med over 100 værker – oliemalerier, 
pasteller, skitsearbejder og studietegninger, bogillustrationer, 
kartoner til kirkeudsmykninger og broderier – Rosenkrantz’ kunst-
neriske udvikling gennem fire tematiske snit. Under titlerne Dybet, 
Mørket, Lyset og Farven præsenterer udstillingen Rosenkrantz’ 
virke fra ungdommens kunstneriske og spirituelle søgen, til 
de senere udfoldelser i forskellige medier; bogillustrationer og 
kirkeruder, og til den endelige kunstneriske åbenbaring inspireret 
af den østrigske filosof Rudolf Steiner (1861-1925). 

Baron Arild Rosenkrantz er kosmopolit og spirituelt søgende. Han 
er født ud af en dansk/skotsk adelsslægt på Frederiksborg Slot 

og lever de sidste tyve år af sit liv på Rosenholm Slot på Djursland. 
Hans liv og kunstneriske virke udspiller sig dog også i Rom, Paris, 
New York, London og i Dornach i Schweitz. 

Udstillingen er skabt i tæt samarbejde med Arild Rosenkrantz 
Samlingens Støtteforening på Rosenholm Slot, hvorfra stort set 
alle Rosenkrantz-værker i udstillingen er lånt.

Ned i dybet
Rosenkrantz’ udtryk og motivkreds er væsensforskellig fra den 
danske realisme i slutningen af 1800-tallet, hvor litteraten Georg 
Brandes (1842-1927) ideologiske forskrifter for kunsten er frem-
herskende. På denne tid udstiller Arild Rosenkrantz på de sagno-
mspundne udstillinger Les Salons de la Rose+Croix i Paris, stiftet 
af mystikeren Josephin Péladan (1858-1918), hvis proklamerede 
formål med salonenerne er at nedbryde realismen, for i stedet at 
indsætte et ideal ”med TRADITION som fundament og SKØNHED 
som middel”. 1 I disse okkulte, katolske kredse indleder Rosekrantz 
sine bestræbelser på at forbinde det sanselige med det sjælelige 
gennem sin kunst. Om salonens betydning, fortæller Rosenkrantz i 
sin selvbiografi i 1958:

Allerede i begyndelsen af halvfemserne havde jeg haft ople-
velser gennem Le Salon de la Rose+Croix, der førte ud over 
det blot kunstneriske, til de sjælelige elementer, der spiller 
ind i kunsten. Denne udstilling var et led i en bevægelse, der 
tog alle livets elementer i betragtning. Mine interesser var 
vakt i de nye retninger.2

Rosenkrantz’ billedverden er omkring århundredeskiftet præget af 
religiøs vision, sjælelig dualitet og metafysisk stræben. Til denne 
kategori hører værket The Pool of Sin, der i udstillingen At male det 
usynlige præsenteres som et hovedværk fra denne tid. Maleriet 
forestiller otte nøgne skikkelser, der stiger op fra eller synker ned 
i en mørk, drømmeagtig sø; en vision præget af religiøs symbolik, 
sensuel længsel og metafysisk tvetydighed. 

Sammen med Rosenkrantz’ tidlige værker udstilles Sif Itona 
Westerbergs Ember Seed fra 2024. En ung mand, der ligner en 
arkaisk yngling, holder i sin hånd et spirende frø, taget ud af et 
hul i brystkassen. Relieffet, som er hugget i gasbeton, skaber 
en tematisk dialog, der kredser om myter og urfortællinger – og 
vidner måske om, at behovet for mytologier vender tilbage i 
omskiftelige tider.

Selvom Rosenkrantz’ kunst må kaldes symbolistisk, er han ikke 
indskrevet i den hjemlige symbolistiske tradition. Rosenkrantz’ 
esoteriske og religiøse motiver adskiller sig markant fra de samti-
dige danske symbolister. Men hans verdenssyn er ikke ulig forfat-
ter Johannes Jørgensens (1866-1956) proklamation i tidsskriftet 

Taarnet: “Verden er dyb. Og kun de flade Aander fatter det ikke.”3 
Med sin kunst vil Rosenkrantz anskueliggøre dette dyb.

Ind i mørket 
Rosenkrantz’ grafiske arbejder og hans ekspressive illustrationer 
demonstrerer et mørkere psykologisk register i hans kunst. Han 
udfører blandt andet 37 illustrationer til en dansk oversættelse af den 
amerikanske forfatter Edgar Allan Poes (1809-1849) novellesamling 
Hemmelighedsfulde fortællinger udgivet af Gyldendal i 1908. Sirlige 
streger og dramatiske kontraster i lys og mørke skaber en intensitet, 
der understøtter kunstnerens søgen efter det usynlige – det under-
bevidste. Her vises eksperimenter med drømmeagtige landskaber, 
uhyrlige væsner, gotisk arkitektur og angste, vrede og ekstatiske 
menneskefigurer.

I udstillingen spejles disse grafiske illustrationer af to værker fra  
Mie Mørkebergs serie In the Shadow of Khaos, hvor hun undersøger 
kaos, mytologiske skikkelser og dystopiske fremstillinger. Dialogen 
mellem Rosenkrantz og Mørkeberg viser, at temaer som menneske-
lig psyke, fascination af mørket og det esoteriske fortsat inspirerer 
samtidskunstnere.

Side 2-3 
Udsnit af: Arild Rosenkratz: Kaos, u.å. Olie på lærred, 114 x 84 cm. Arild Rosenkrantz Samlingen på Rosenholm Slot. Foto: Rudi Hass.

I sommeren 2023 blev et dramatisk hovedværk af baron Arild Rosenkrantz 
(1870-1964) fundet sammenrullet og i yderst medtaget stand på et pigekammer 
på Rosenholm Slot. Værket, The Pool of Sin, færdiggjort i 1900, blev sidst vist 
på en stor international udstilling i Cork, Irland i 1902. Siden har maleriets place-
ring ikke været kendt. Genopdagelsen af dette tidlige hovedværk af én af dansk 
kunsthistories fremmede fugle er afsættet for, at Randers Kunstmuseum nu 
sætter fornyet fokus på den malende baron, Arild Rosenkrantz. Arild Rosenkrantz: Illustration til Guldbillen af Edgar Allan Poe i novellesam-

lingen Hemmelighedsfulde fortællinger udgivet af Gyldendal i 1907-1808. 
Sort tusch på pergament, 390 x 275 mm. Arild Rosenkrantz Samlingen på 
Rosenholm Slot. Foto: Rudi Hass.

Mie Mørkeberg: In the Shadow of Khaos, 2020. Olie og akryl på lærred, 250 
x 150 cm.  Statens Kunstfond / Varde gymnasium. VISDA Mie Mørkeberg.

4 MAGASIN  1/2 2026    At male det usynlige – Arild Rosenkrantz



 

Lyset
Rosenkrantz bosætter sig i 1898 i England og inspireres her af 
prærafaelitterne og arts and crafts-bevægelsen. Han udfører 
adskillige kirkeruder i opaliseret glas – et håndværk han har 
taget med sig fra et ophold i New York i midten af 1890’erne og 
er med til at udbrede i Europa. Opalglas er en glastypen som er 
ugennemsigtigt, men lysbrydende. I udstillingen vises en række 
kartoner – skitser i størrelsesforholdet 1:1 – til kirkeruder i England 
og Australien.

Glasmalerierne demonstrerer Rosenkrantz’ interesse for lys, farve 
og det religiøse rum. De udgør også en overgangsperiode i hans 
kunstneriske udtryk, hvor arbejdet med glassets farveflader bliver 
et springbræt til en ny måde at arbejde med farver. Selv beskriver 
han den nødvendige tilpasning til mediets materialitet: ”Som 
bekendt er glasmalerier afhængige af farverne, derfor må kunstne-
ren her indstille sig på at skabe sit værk ud fra disse.”4

Samtidskunstneren Nikoline Liv Andersens strikkede gobelin 
Dagen indgår i udstillingen indgår i udstillingen i en dialog med 
Rosenkrantzs sakrale værker, der også skaber en spirituel symbo-
lik gennem materiale, form og håndværk. Den graduerede hvirvel 
af farver fører blikket ind i et diffust landskab – mod lyset.

Farven
I 1911 møder Arild Rosenkrantz Rudolf Steiner (1861-1925) og 
finder et nyt sjæleligt fællesskab og kunstnerisk ståsted gennem 
antroposofien – Steiners spirituelle filosofi, der søger at forstå og 

fremme menneskers åndelige udvikling gennem kunst, videnskab 
og pædagogik.. Rosenkrantz rejser til Dornach i Schweiz for at 
bidrage til udsmykningerne af Steiners første Goetheanum, og under 
indflydelse af Steiner bliver han stærkt optaget af farvernes åndelige 
betydning. I årene efter udvikler han sin karakteristiske ’slørteknik’, 
hvor motiver delvist opløses i glidende farverytmer. Han genbesøger 
ofte tidligere motiver – bibelske scener og mytologiske figurer – og 
bearbejder dem med denne teknik, hvor farverne fungerer som både 
formgivende og spirituelt bærende elementer.

Ditte Ejlerskov arbejder med farve som fysisk og psykologisk 
energi. I hendes malerier Dream Gradients glider farverne subtilt 
og næsten usynligt ind i hinanden og skaber et dragende, monu-
mentalt rum. Hendes arbejde reflekterer Rosenkrantz’ ambition 
om at lade farven åbne indre tilstande.

Alexander Tovborgs store metalport, Triptykon, er udformet 
med simple ornamenter og ikoner. Værket udgør en rumlig, men 
gennemsigtig barriere. Beskueren kan bevæge sig foran, bagved 
og gennem værket, hvilket skaber en fysisk oplevelse af overgang 
og åbning – og en rumlig dialog med Rosenkrantz’ symbolik.

I 1939 rejser Arild Rosenkrantz til Danmark for at udstille, men 
2. Verdenskrig forhindrer ham i at vende retur til England. 
Kunstnerens slægtninge tilbyder ham og hustruen Tessa (1865-
1944) en lejlighed på Rosenholm Slot. Her får han indrettet 
atelier og forbliver bosat til han kommer på plejehjem ved Kalø. 
Rosenkrantz dør i 1964 – 94 år gammel.

Ditte Ejlerskov: Dream Gradient (Light Matrix 
Green Meets Soft Lavender), 2022. Akryl  
og voks på lærred, 160 x 160 cm. Udlånt af 
kunstneren og Martin Asbæk Gallery.

Arild Rosenkrantz: I livets skød, 1951. Olie på lærred, 88,3 x 68 cm. Arild Rosenkrantz Samlingen på Rosenholm Slot. Foto: Rudi Hass.
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ARRANGEMENTER /   
ARILD ROSENKRANTZ

Omvisninger
Der er offentlige omvisninger i udstillingen følgende dage.  
 

Torsdag den 29. januar / kl. 16 

Søndag den 8. februar / kl. 14 

Søndag den 22. februar / kl. 14 

Torsdag den 26. februar / kl. 16  

Søndag den 8. marts / kl. 14 

Søndag den 22. marts / kl. 14 

Søndag den 5. april / kl. 14 
 
Omvisningerne er gratis efter indløst billet til særudstillingen. Tilmelding anbefales. 

Broderiarrangement. Lidt broderi har 
aldrig skadet

— Torsdag 26. marts / kl. 16.30-19.00 
 
Hør Rikke Mia Skovdals personlige fortælling om hvordan 
kreativitet kan modvirke udbrændthed. Rikke Mia Skovdal 
er en kunstner og satiriker med en mission om at skabe 
mere trivsel – for eksempel med garn og broderi. Før 
foredraget viser og fortæller Randers Kunstmuseum, 
Randers Bibliotek og Museum Østjylland om broderi og 
nørklerier i deres samlinger og udstillinger.  
 
Entré: 250 kr. Køb billet via kulturhusetranders.dk

Kunst og spiritualitet i dag
Der ses i dag en markant interesse for at genbesøge kunsthisto-
rien i et nyt lys: ikke for at skrive om, men for at udvide. Kunstnere 
og forskere ser med nye øjne på åndelige, spirituelle og metafy-
siske strømninger i kunsten, der længe har været marginalise-
rede. Randers Kunstmuseum har tidligere arbejdet med disse 
strømninger, bl.a. i udstillingen Julie Nord – Jærtegn i 2024, hvor 
Rosenkrantz også blev inddraget. 

Med udstillingen At male det usynlige fokuseres for første gang 
på Rosenkrantz’ tidlige symbolistiske praksis og hans forbindelse 
til de internationale kredse, hvor metafysik og billedkunst var ét. 
Udstillingen udfolder kunstnerens livslange bestræbelser på at 
skabe en kunst, som transcenderer det sanselige. I dialogen med 
samtidskunsten, der spejler Rosenkrantz' interesse for det spiritu-
elle og okkulte, fremhæves hans værkers store aktualitet og endnu 
uudforskede kunsthistoriske potentiale.

Noter
1	  �Pincus-Witten, Robert: Occult Symbolism in France. Garland Publishing, 

1976, s. 211.
2	  �Rosenkrantz, Arild: Vejen gennem livet. En kunstners liv og livsopfattelse. 

Bianco Luno, 2020, s. 113.
3	  �Jørgensen, Johannes: ”Symbolisme” in Taarnet. Illustreret Maanedsskrift 

for Kunst og Litteratur, Bind I. 1894, København, s. 56.
4	 Rosenkrantz, Arild: Vejen gennem livet. En kunstners liv og livsopfattelse.  
	 Bianco Luno, 2020, s. 144.

Arild Rosenkratz: Fristeren, 
1896/1897. Olie på lærred,  
94,6 x 85 cm. Arild Rosenkrantz 
Samlingen på Rosenholm Slot. 
Foto: Rudi Hass.

Arild Rosenkrantz: Kaos, u.å. Broderi, 25,5 x 41 cm. Arild Rosenkrantz 
Samlingen på Rosenholm Slot. Foto: Rudi Hass.

Dokumentarfilm
Til udstillingen er skabt en kort dokumentarfilm, som følger 
konserveringen af det genfundne værk The Pool of Sin. 
Dokumentaren viser konservatorernes arbejde og de mange 
processer, som værket undergår for at blive udstillingsparat. 
Samtidigt giver filmen et indblik i kunstnerens virke og udstil-
lingens tilblivelse med interviews og optagelser fra Rosenholm 
Slot, konserveringsværkstedet og Randers Kunstmuseum.

Dokumentarfilmen, som vises i udstillingen og via museets 
hjemmeside, er produceret af Tobias Stidsen.

Følgende fonde takkes for deres generøse støtte til 
realiseringen af udstillingen på Randers Kunstmuseum

Se i øvrigt program  
for Torsdagsdialogerne 
side 16-17.
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Om fundet
af Rudi Hass   /  Bestyrelsesmedlem, Arild Rosenkrantz Samlingens Støtteforening

Ved en søgning i et af Rosenholm Slots gamle pigeværelser fandt 
man i sommeren 2023 et stort sammenrullet lærred. Nysgerrigheden 
var vakt, for udrullet viste det sig at være et 250 x 60 cm stort 
oliemaleri, som straks blev genkendt som motivet fra et fotografi 
i samlingen. Og heldigvis fandt man også et blyantsnotat bag på 
lærredet med teksten: “The Pool of Sin. Baron Arild Rosenkrantz,  
38 Cheyne Walk”.

En søgning på nettet resulterede i et hit fra 1904. I det halvmåned-
lige tidsskrift Det ny Aarhundrede fra Gyldendal omtaler kunst-
nerens bror, forfatteren Palle Rosenkrantz, under overskriften Fra 
Kunstens Verden en række af sin brors værker, herunder nævnes 
et kaldet Syndens pøl.

En minutiøs søgning i Arild Rosenkrantz’ scrapbog førte efterføl-
gende til ganske interessante og (med nutidens øjne) ret under-
holdende avisudklip antageligt fra avisen The Cork Examiner. 
En anmeldelse i scrapbogen nævner at The Pool of Sin udstilles 
på The Fine Art Gallery på Cork International Exhibition i Irland 
i 1902. I scrapbogen følger efter anmeldelsen tre udklippede 
læserbreve omhandlende udstillingen i The Fine Art Gallery; ét 
fra en pastor C.M. O’Brian, ét fra Arild Rosenkrantz og endnu 
et fra pastoren. Udvekslingen vidner om, at Storbritannien på 
denne tid knapt var ude af Victoriatiden, hvorfor et billede med så 
megen nøgenhed, som The Pool of Sin, næppe var passende for 
en del af publikummet i Irland. Læs udvalgte passager (oversat 
fra engelsk) herunder. Værket The Pool of Sin omtales hverken før 
eller senere i Rosenkrantz’ scrapbog. Måske blev billedet taget af 
sin blændramme allerede i november 1902, da udstillingen i Cork 
sluttede, og fragtet til Rosenkrantz’ daværende adresse i London, 
for efterfølgende at blive flyttet flere gange, indtil det havnede på 
Rosenholm Slot.

Pastor C.M. O’Brian, 13. maj 1902:
(...) det ville være godt, hvis kunstudvalget ville bruge lidt diskre-
tion og ikke støde offentlighedens smag fra begyndelsen. Det 
mest fremtrædende kunstværk, lige inden for indgangsdøren, er 
et nøgenstudie. Og andre steder gennem gallerierne er der et par 
stykker af tilsvarende anstødelig karakter. Nøgenstudier kan være 
god kunst, men overflod af god kunst kan fås uden nøgenhed. 
(...) Der er mange billedgallerier både i England og på kontinen-
tet, som ikke har et eneste nøgenbillede udstillet; selv National 
Gallery, London, er især renset for sådanne. Hvorfor skulle værker 
af morbidt sindede kunstnere, klædt under kunstens navn, så få 
fremtræden i Cork? Formålet med enhver udstilling er at opdrage 
og forfine; hvorfor skulle der derfor udstilles blot ét kunstværk, som 
kan chokere eller demoralisere?

Arild Rosenkrantz, 14. maj 1902:
Må jeg påpege, at Nationalgalleriet har et meget stort antal bille-
der, der forestiller nøgne personer, og faktisk repræsenterer nogle 
af disse malerier, som giver galleriet dets universelle berømmelse, 
denne form for kunst. For eksempel billederne af Titian, Corregio, 
Paolo Veronese, Michael-Angelo, Bronzino osv. osv. Jeg synes, det 
burde have været klart angivet, hvilke gallerier på kontinentet, der 
er blottet for repræsentationer af nøgenhed, da de mest berømte 
har et stort antal, såsom Louvre i Paris; Capitol i Rom; gallerierne 
i Dresden, Venedig, München og Berlin, samt Vatikanets galleri, 
hvor sidstnævnte indeholder de fineste eksemplarer af nøgne 
statuer i verden. (...) Vi skal huske, at vi står i gæld for kunstens 
ophøjelse og dens indflydelse på civilisationen, til mænd, der har 
forskønnet de ovennævnte kontinentale gallerier med deres mest 
glorværdige mesterværker.

Pastor C.M. O’Brian, 15. maj 1902:
Jeg bemærker, at der i Deres udgave af i går er en forkæmper 
for nøgenhed blandt os (...) Han ser ud til at være en af de meget 
berejste kontinentalere, der har medlidenhed med os stakkels irere 
på grund af vores mangel på påskønnelse af, hvad der favoriseres 
på kontinentet – det nøgne og det sensuelle. (...) Med al respekt for 
kontinentet og for baronen, vil befolkningen i Cork, hvor bedøvede 
de end måtte være, ikke anse sig for pålagt nogen forpligtelse til at 
efterligne kontinentet, især når det er et spørgsmål om moral.

(...) Forældre, præster og andre, der er ansvarlige for ungdom-
mens moral, bliver nødt til advarende at sige: Gå ikke på kunstgal-
leriet, hvis du ikke vil chokeres og forfærdes!

0067

Det genfundne maleri The Pool of Sin er ét af få bevarede malerier 
(som vi kender til) fra Arild Rosenkrantz’ tidlige oevre. Det er malet 
i 1900 af den dengang 30-årige kunstner. Rosenkrantz starter sin 
kunstneriske uddannelse som 15-årig og undervises privat og på 
Académie Julian i Paris. Gennem 1890’erne udstiller han på salo-
nerne og på adskillige gallerier. Hans kunstneriske virke udspiller 
sig i Rom, Paris, New York og London. Ofte sælges hans værker 
internationalt. På den baggrund er vores viden om de tidlige værker 
stærkt begrænset. Det var derfor heller ikke meget, museet og Arild 
Rosenkrantz Samlingens Støtteforening på Rosenholm  vidste om 
maleriet The Pool of Sin, da det for to år siden blev fundet bag en 
sengegavl på Rosenholm Slot.

Med sine referencer til både klassisk kunst, kristen ikonografi og 
græsk mytologi er The Pool of Sin et centralt værk i Rosenkrantz’ 
tidlige symbolistiske praksis og et markant eksempel på hans tidlige 
bestræbelser på at skabe kunst, der ikke søger at skildre det sete og 
sansede, men en åndelig verden. 

Værket bliver i det følgende belyst fra forskellige vinkler. Rudi Hass, 
der er medlem af bestyrelsen for Arild Rosenkrantz Samlingens 
Støtteforening, har på fornemste vis gennemsøgt arkivet for oplysnin-
ger om værket. Konservator Tina Petersson beskriver det omfattende 
konserveringsarbejde, hun med sine kolleger i Kunstkonserveringen 
Vest har forestået. Og kunsthistoriker Hans Jørgen Frederiksen 
bidrager med en analyse af værkets motiv og titel.

Omkring The 
Pool of Sin

Arild Rosenkrantz: The Pool of Sin, 1900. Olie på 
lærred, 250 x 60 cm. Arild Rosenkrantz Samlingen på 
Rosenholm Slot. Foto: Rudi Hass.

Tekst på bagsiden af lærredet.
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Om motivet
af Hans Jørgen Frederiksen   /  Lektor emeritus ved Institut for Kunsthistorie, Aarhus Universitet

I billedet ses otte nøgne unge mennesker af begge køn i eller ved 
vand. De udtrykker alle med deres kropssprog en stemning, der giver 
billedet som helhed en udpræget drømmeagtig karakter. Det er, som 
om de alle ubevidst lader sig glide ned i vandet mellem de to stejle 
klippeformationer. Flere af de drømmende, som jeg vover at kalde 
dem, indtager stillinger, som om de stod på land – også nede i vandet. 
De nøgne kroppe poserer eller hengiver sig måske til en ren væren.

En umiddelbar association går til de engelske prærafaelitter, 
måske først og fremmest Edward Burne-Jones (1833-1898) med 
billeder som The Wheel of Fortune, 1875-1883 (Musée d’Orsay, 
Paris), hvor de nøgne skikkelser glider ned i takt med, at Fortuna 
drejer skæbnens hjul, eller The Depth of the Sea, 1887 (Fogg Art 
Museum, Harvard University), hvor den nøgne og sårbare mand 
overgiver sig til den forførende havfrue. En fælles og langt ældre 
referenceramme for både Rosenkrantz og Burne-Jones er ganske 
givet Michelangelos (1475-1564) berømte ”slaver” til pave Julius 
II’s gravmæle, for eksempel den såkaldte Døende slave, 1513-1515, 
der har været at se på Louvre i Paris siden 1794. Her er skønhed og 
lidelse/lidenskab også forenet på sælsom og betagende måde. 

Vandet hører i udpræget grad til kunstens og mytologiernes 
grundsymboler. På den ene side er det livgivende og ligefrem en 
forudsætning for liv. Derfor f.eks. Johannes Døberens omvendel-
sesdåb og kristendommens genfødselsdåb. Vi tilbringer ni måneder 
i fostervand, inden vi fødes, og vi drikker det, vasker os i det etc. 
På den anden side kan vi også drukne i det, som Faraos hær i Det 
røde Hav og næsten hele menneskeheden i Syndfloden fra Noah-
beretningen. Det er et på én gang lokkende og faretruende element.

Og måske vigtigst af alt i den foreliggende sammenhæng er 
havet symbol for det fremmedartede. For en del af verden, vi kan 

fascineres af, men også med rette frygte. I psykologien bliver det 
udtryk for det ubevidste eller underbevidste, og samme år som 
Rosenkrantz malede sin Pool of Sin, udgav Sigmund Freud (1856-
1939) sin mildest talt indflydelsesrige bog om Drømmetydning, 
ifølge hvilken det ubevidste, der ligger dybt i sindet, stiger op til 
overfladen og manifesterer sig i vores drømme. Det er langt fra 
sikkert, at Rosenkrantz på dette tidspunkt har kendt noget til 
Freud, og i flere henseender ville han sikkert også have været prin-
cipielt uenig med ham. Men lige netop med hensyn til den centrale 
betydning af det underbevidste, har vi grund til med symbolister 
og prærafaelitter med flere at se paralleliteten mellem udviklings-
tendenserne i dele af tidens psykologi og billedkunst.

Da Arild Rosenkrantz malede sin Pool of Sin, havde han som 
ganske ung været et par år i Rom, hvor han studerede hos fres-
komaler Modesto Faustini (1839-1891). Derpå fire år i Paris for at 
uddanne sig hos bl.a. den franske maler Jean-Paul Laurens (1838-
1921) ved Académie Julian og endelig et par år i USA, hvor han 
dygtiggjorde sig i glasmaleri hos bl.a. den amerikanske kunstner 
og designer Louis Comfort Tiffany (1848-1933) i New York. Senere 
kom han til at udføre glasmalerier til flere engelske kirker, og ikke 
mindst de lidt usædvanlige proportioner ved Pool of Sin, der er er 
mere end 4 gange højere, end det er bredt, leder tankerne i retning 
af de kirkelige udsmykningsarbejder.     

I øvrigt er det som om Pool of Sin, der efter mange år i glemsel og 
hengemt på et loftsværelse på Rosenholm Slot, i kraft af genkom-
sten i sig selv på en særlig måde symboliserer det ubevidste, der 
under visse omstændigheder kan bevæge sig op til overfladen. 
Titlen indikerer, at valget står mellem at blive i pølen eller frigøre 
sig fra synden.     

Om konserveringen
af Tina Petersson   /  Malerikonservator ved Kunstkonserveringen Vest

Pool of Sin er ikke i særlig god stand, da vi modtager det på 
Kunstkonserveringen. Maleriet kom sammenrullet som det var 
blevet fundet på Rosenholm Slot. 

Det første vi gør, da vi modtager maleriet, er forsigtigt at rulle 
lærredet ud, så vi kan tage bestik af, hvilke skader der er. Vi ser 
revnedannelser, buler og et kraftigt lag overfladesnavs på farvela-
get.  Desuden bærer farvelaget præg af, at det har været rullet med 
farvelaget indad, hvilket har medført, at det buer opad omkring 
revnerne og dele af farvelaget er helt forsvundet. Overfladen er 
beskidt og fernissen under snavset er gulnet, hvilket det bliver ad 
åre. Når vi har dannet os et overblik, dokumenterer vi skaderne 
med tekst og foto, og så går vi i gang med en række tests, for at 
finde ud af hvilken slags lim, vi kan bruge til at lime farvelaget 
fast med, og hvordan vi kan opnå at få overfladen plan. Vi laver 
også tests på farvelaget for at se hvilke opløsningsmidler, der kan 
bruges til at fjerne overfladesnavs og gulnet fernis. 

Når beslutningen om processerne er taget, er første skridt at 
sikre at løst farvelag ikke falder af under behandlingen med lim fra 
forsiden. Derefter påføres lim på hele maleriets bagside. Når det er 
tørt, bliver det lagt på et lavtryksbord, hvor det varmes op, hvorved 
limen bliver klæbende. Ved hjælp af suget i bordet kommer male-
riet under pres, løst farvelag limes fast, og det bliver planeret så 
godt som det er muligt. 

Efter denne behandling fjernes overskydende lim fra maleriets 
overflade. Nu skal overfladesnavs fjernes. Der er et kraftigt lag 
overfladesnavs på farvelaget, hvilket fjernes ad flere omgange. 
Fernissen er ikke fjernet, da vores nærmere undersøgelser viser, at 
dette vil påvirke det originale farvelag negativt.

Nu skal maleriet monteres på en blændramme. Til det formål limes 
hørlærredskanter på maleriets kanter, hvorefter det monteres ved 
hjælp af søm på blændrammen. 

Herefter begynder den restaurerende behandling. De områder, 
der har mistet farvelag, også kaldet afskalninger skal udkittes. Det 
vil sig, de fyldes med et materiale, som genskaber overfladens 
struktur svarende til maleriets øvrige overflade. Når afskalningerne 
er udkittet, bliver hele maleriet ferniseret, hvilket genskaber alle 
farvernes valør og intensitet. Derefter skal alle udkitningerne 
retoucheres. Det vil sige, at alle de steder, hvor det originale farve-
lag mangler og derfor er udkittet, skal opmales, så det matcher 
det øvrige motiv, hvilket vil gøre at motivet bliver en sammenhæn-
gende helhed igen. 

Det er et meget mørkt billede, men under den restaurerende 
behandling af farvelaget, bliver motivets figurer lysere og mere 
fremhævede. De forskellige nuancer i blå og grøn træder tillige 
klarere frem. Signaturen bliver synlig, efter at den har været helt 
skjult under snavs. Når vi har fjernet snavslaget fra farvelaget, 
kommer vi nærmere det udtryk, kunstneren gerne ville have 
frem i sit maleri. Det er det, vi skal tage udgangspunkt i, når vi 
retoucherer.

Vi har før behandlet andre Arild Rosenkrantz-værker, der har 
været fuldstændigt anderledes end det her. De har været meget 
farvestærke og i et helt andet format. Da jeg så det her første gang, 
tænkte jeg ikke umiddelbart, at det skulle være Rosenkrantz, 
der har lavet det billede. På den måde er det også spændende 
at konservere, fordi det skiller sig ud, fra de andre Rosenkrantz-
værker, vi tidligere har arbejdet med.

Michelangelo (1475-1564): Døende slave, 1513-
1515. Marmor, 227 cm. Musée du Louvre. Foto: 
Musée du Louvre.



Q&A / Ditte Ejlerskov
Udstillingen hedder ‘At male det usynlige’. Hvad betyder det 
for dig at arbejde med det indre, det ubevidste eller det skjulte 
i kunsten?
Det skjulte i mine Dream Gradients er den næsten usynlige bevæ-
gelse, beskueren oplever, når det glidende farvefelt skifter nuance 
og intensitet. Jeg er meget interesseret i den stilhed, som menne-
sker har så svært ved at være i. Her er den amerikanske maler Mark 
Rothkos (1903-1970) citat “Silence is so accurate”1 præcist det, jeg 
relaterer til: Stilheden i mine Dream Gradients er ikke tom, den er 
præcis – det er dér, værket virker.

Farvens indre betydning var central for Rosenkrantz efter 
mødet med antroposofien. Hvilken funktion har farver i din 
praksis?
Jeg tror ikke, farven for mig er symbolsk, men fysisk måske – og 
dermed også psykologisk og medicinsk. Men... jeg er bevidst om 
den kulturhistorie, der omgiver farve. I sin bog Chromophobia 
beskriver den skotske kunstner David Batchelor (f. 1955), hvordan 
den vestlige kultur længe har haft en frygt for farve og en tendens 
til at se farve som noget forførende, ukontrolleret eller korrum-
perende.2 Farve bliver ofte udskudt som noget “fremmed”: det 
feminine, det orientalske, det barnlige eller det overfladiske. Jeg 
arbejder direkte imod den tradition. I mine Dream Gradients er 
farven ikke kosmetik, men en regulerende kraft. Den styrer inten-
sitet, nærvær og rytme og fungerer som et fysisk felt, der åbner og 
lukker rummet omkring kroppen. Farven er ikke sekundær – den er 
selve værket.

Rosenkrantz havde en mission med sin kunst – den skulle give 
adgang til en højere erkendelse hos beskueren? Hvordan ser 
du kunstens potentiale i dag?
I mine Dream Gradients ligger potentialet i at skabe forskydninger i 
sanserne. Ikke som fortælling, men som en ændret tilstand. Igen tror 
jeg lige jeg hiver Rothko ind: “A painting lives by companionship, 
expanding and quickening in the eyes of the sensitive observer.”3

Mine Dream Gradients eksisterer netop i dette samvær med dem, 
der beskuer: Værkerne lever i mødet, i varigheden af blikket, i den 
tid kroppen opholder sig i farvefeltet. Også selvom beskueren 
afviser en farve, væmmes ved den. Så har farven virket. Farve 
er nemlig så intuitiv. Man drages i nogle perioder til en farve og i 
andre til en anden. Kroppen kalibrerer sig selv. Derfor er det nogle 
gange svært for mig at beholde fx et rødt maleri i atelieret for 
længe. Jeg lavede det for at “grounde” mig selv men jeg behøver 
måske ikke altid den funktion. Jeg synes, det er meget fysisk, 
hvilke farver kroppen beder om. Man sidder jo og vrider og vender 
sig, hvis man ikke kan holde en vægfarve ud på en café fx. Har man 
tid og lyst til selvrealisering, kan man jo begynde at registrere, 
hvilke farver kroppen forsøger at undgå og derefter se på, om der 
er noget psykologisk, man bør arbejde med.

Med titlen The Cleanse peger dine værker mod en form 
for renselse eller overgang. Hvilken rolle spiller ritualer i 
tilblivelsen af disse værker?
I Dream Gradients viser ritualet sig som en langsom afstemning. 
En stille, visuel renselse af noget, jeg selv har brug for at arbejde 
med, hvor farvefeltet fungerer som et åndedrag. Jeg arbejder 
intuitivt med farve som en form for regulerende energi — en 
slags farvehealing, der påvirker kroppen før tanken. Og ja, det 
er måske også spirituelt, for det hele hænger jo sammen. Jeg 
tror på, at man kun kan møde det spirituelle gennem kroppen og 
ikke gennem hovedet. Man kan ikke tænke sig frem til det. Det 
guddommelige skal mærkes og erfares fysisk. Derfor er transfor-
mationen i mine Dream Gradients konstant og udramatisk — en 
glidende omkalibrering af min sindstilstand gennem kroppen. 

Ditte Ejlerskov (f. 1982) 
er uddannet MFA ved Malmö Art Academy (2009). Hun 
arbejder med maleri, skulptur og installation og har udstillet 
i både ind og udland, senest bl.a. med en soloudstilling på 
Vendsyssel Kunstmuseum i 2025.

Foto: Mia Ejlerskov

1   James E. B. Breslin: Mark Rothko: A Biography. The University of Chicago Press, 1993.
2   David Batchelor: Chromophobia. Reaktion, London, 2000.
3   Mark Rothko: “The Ideas of Art: The Attitudes of Ten Artists on Their Art and 
Contemporaneousness,”  The Tiger’s Eye,  No. 2, December 1947, s. 44

14 MAGASIN  1/2 2026    Q&A / Ditte Ejlerskov



w   

— TORSDAG DEN 5. MARTS   / kl. 16

Dagens gæstetaler er kunstsamler Tim Rudbøg, lektor i religionsvidenskab og 
forsker i okkultisme og mysticisme, som udvælger et værk fra udstillingen At male 
det usynlige – Arild Rosenkrantz.

 

— TORSDAG DEN 26. MARTS   / kl. 16

Dagens gæstetaler er kunstsamler Henrik Wivel, dr.phil., kritiker og forfatter og 
dagens værk er Arild Rosenkrantz’ The Pool of Sin fra 1900.

 
— TORSDAG DEN 9. APRIL KL. 16  / kl. 16

Dagens gæstetaler er Lotte Isager, forfatter, antropolog, geograf og 
museumsinspektør på Holstebro Museum. I november 2025 udkom Lotte Isagers 
bog Håbet på heden om hedens historie fra vildmark til velstand. Til dialogen tages 
afsæt i hedelandskaber fra Randers Kunstmuseums samling

 
— TORSDAG DEN 30. APRIL KL. 16  / kl. 16

Dagens gæstetaler er Thomas Roger Henrichsen, 
manuskriptforfatter og instruktør på DRs program Store 
danske kunstnere: L.A. Ring. I dialogen sættes der fokus 
på processen med at skabe film med afsæt i en kunstners 
liv og værk og på værker af L.A. Ring i museets samling.  

 

— TORSDAG DEN 21. MAJ   / kl. 16

Dagens gæstetaler er Karen Friis, museumsdirektør på 
KØN – Museum for kønnenes kulturhistorie, som udvælger 
et værk fra udstillingen Nina Saunders - Let’s Talk About 
the Baby. Tilmelding er ikke nødvendig. 

I forårets torsdagsdialoger lægges der op til tværfaglige dialoger og forhåbentlig 
interessante værklæsninger. Vi har inviteret en række gæster til at gå i dialog med 
museumsdirektør Lise Jeppesen eller museumsinspektør Julie Margrethe Nyrup 
med fokus på et kunstværk i museets samling eller aktuelle særudstilling. Som 
altid er der fri entré til torsdagsdialogerne.  

Henrik Wivel.  
Foto: Morten Holtum, 2013

Karen Friis. Foto: Jonatan Nothlev

Torsdagsdialogerne  
sætter fokus på spiritualitet, 
køn og natursyn

Der er fri entré til 
torsdagsdialogerne. 

Q&A / Nikoline Liv Andersen
Dine værker er stærkt forankret i håndens arbejde – i strik, 
syning, broderi m.m. Hvad betyder håndværkets rytme og 
fysiske nærvær for den måde, dine værker skaber betydning?
Om mine værker skaber betydning for andre, det kan jeg kun håbe. 
For mig har hele processen i tilblivelsen af et værk ufattelig stor 
betydning. Den er ekstremt langsommelig, da jeg har en forkærlig-
hed for tidskrævende teknikker, der kræver tålmodighed og mange 
overvejelser. Min mand siger, jeg går Caminoen hver gang. Jeg kan 
have nok så mange visioner og tanker om, hvordan et projekt eller 
et værk skal udvikle sig, men det er når jeg sidder med materialet 
i mine hænder, når nålen er trådet, og jeg sidder og syr, at mine 
tanker bliver vækket til live. Undervejs opstår der altid uforudsete 
udfordringer, som jeg skal forsøge at løse. Det er lidt som en gåde, 
der skal gå op. Det kan være pisseirriterende, men nok også det, 
der gør det spændende for mig, og dér hvor jeg udvikler mig.

Jeg synes, det er katastrofalt som manuelt arbejde erstattes af 
digital teknologi, og hvordan vi sætter vores lid til at supercom-
putere kan tænke for os. Det kan være en hjælp i nogle tilfælde, 
men det er helt hovedløst, hvordan vi har ladet det udvikle sig 
og tage magten. Der er jo en grund til, at vi er blevet skabt med 
hænder og en hjerne. Det er en basal evolutionær kendsgerning, at 
noget degraderer, hvis ikke det bruges. Og vi har vel ikke lyst til at 
undvære hoved og hænder, selvom vi opfører os sådan?

Rosenkrantz’ kirkeruder er lavet til rum til ritual, fordybelse og 
en særlig atmosfære. Du har selv udstillet i kirkerum tidligere 
og din gobelin Dagen har også en tydelig rumlig og næsten 
åndelig tilstedeværelse. Hvordan forholder du dig til idéen om 
det sakrale rum?
Siden jeg var en lille pige, har jeg været optaget af religion og 
åndelighed. Jeg byggede små altre og bad til Gud og var nok en ret 
tænksom pige. Men i forhold til religion må jeg indrømme, at det 
nok mere var det ceremonielle og fordybelsen i det, der vækkede 
noget i mig. Jeg må sande, at jeg den dag i dag ikke tror på Gud, 
og at jeg også ser religion som skyld i megen splid og dårligdom i 
denne verden. Men jeg kan, på trods af det, stadig tage mig selv i 
at finde ly i en gammel kirke, når jeg er i en fremmed storby. Gamle 
smukke kirker bygget over mange år af mange hænder. De rummer 
så meget historie og respekt for håndværk. Og så elsker jeg pausen 
fra hverdagens larm; en pause og en ro, der på en måde omfavner 

én idet man træder ind i kirken samtidig med tanken om noget, der 
er større end os. Jeg tror, det er vigtigt med de pauser i vores hekti-
ske liv. Og så elsker jeg bare æstetikken specielt i gamle gotiske 
katolske kirker – højdramatiske og teatralske – det er lige mig!

Måske har denne optagethed af vores eksistens og åndelighed rod 
i en stor undren inde i mig over, hvorfor vi er plantet på denne jord, 
når vi skal dø igen. Jeg er vildt bange for at dø, men det er også 
en evig drivkraft i mit arbejde at søge en form for forståelse. Jeg 
ved ikke om jeg nogensinde når til en afklaring, måske først fra det 
sekund jeg dør, og så er det hele alligevel forbi. Som i helt forbi. Jeg 
tror ikke på en skid bagefter, desværre. I hvert fald ikke i sjælelig 
forstand. Men evigheden findes i naturen; det er derfor vi skal 
passe på den, som var den vores barn. 

En stor del af Rosenkrantz’ praksis var optaget af materialer, 
der transformerer lys (glas, pigment). Hvordan arbejder du 
med materialitet og transformation i dine værker? 
Det er også noget jeg er meget optaget af. Jeg broderer som regel 
på transparent organzasilke, som jeg har bemalet forinden. Jeg 
elsker denne transparens, hvor et værk kan ændre sig alt efter, 
hvordan lyset falder. Desuden elsker jeg vrangsiden, hvor man 
måske bedre fornemmer håndens arbejde og har et mere ukontrol-
leret udtryk, som nogle gange viser sig at være mere spændende 
end forsiden. På den måde kan en bagside en gang imellem godt 
ende som forsiden hos mig. Lige nu arbejder jeg på en udstilling til 
Designmuseum Danmark, som åbner maj 2026. På den udstilling 
arbejder jeg netop med denne transparens og lader alle værkerne 
forblive umonterede, så man rigtig kan fornemme taktiliteten. 

Rosenkrantz bevægede sig mellem det idealistiske, det myto-
logiske og det mørke. Er der bestemte motiver, traditioner eller 
myter, du vender tilbage til – og hvorfor?
Jeg har nogle Blomsterbørn, broderede motiver med fostre, der 
på forskellige måder gror sammen med blomster, i symbiose med 
naturen. Det er et motiv, der har fulgt mig i nogle år og det slipper 
jeg nok ikke. For vi har alle været blomsterbørn engang. Vi har nok 
bare glemt det.

Nikoline Liv Andersen (f. 1979) 
er uddannet beklædningsdesigner fra Danmarks Designskole 
i København (2006). Hun arbejder i krydsfeltet mellem kunst 
og design med teknikker som broderi, strik og andre teks-
tilhåndværk. Hun har udstillet på en lang række separat- og 
soloudstillinger i ind- og udland og er fra maj 2026 aktuel med 
en soloudstilling på Designmuseum Danmark.

Foto: Nikoline Liv Andersen
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af Lise Jeppesen   /  Museumsdirektør

Det er med stor glæde, at Randers Kunstmuseum kan præsentere soloudstillingen 
Let’s Talk About the Baby med den danskfødte kunstner Nina Saunders (f. 1958). 
Udstillingen viser ældre, nyere og nye værker i form af møbelhybrider, bronzeskulpturer, 
maleri og installation.

Idéen til udstillingen opstod i sommeren 2024, hvor Saunders 
besøgte Randers Kunstmuseum i selskab med kunstsamleren Rita 
Houmann. Saunders havde ikke tidligere besøgt museet, og den 
aktuelle anledning til besøget var Julie Nords (f. 1970) særud-
stilling JÆRTEGN. I udstillingen udforskede Nord tematiske og 
motiviske forbindelser på tværs af tid gennem en række uventede 
møder mellem nye og nyere værker fra sin egen produktion og et 
retrospektivt udvalg af ældre værker fra Randers Kunstmuseums 
symbolistiske og surreelle samling. Målet var, med afsæt i fortiden, 
at reflektere over nutiden og åbne for nye fortællinger og perspek-
tiver for fremtiden. En målsætning, der fandt genklang hos Nina 
Saunders, der gennem sine værker på lignende vis stiller spørgs-
mål ved historiske narrativer og magtstrukturer. Hun insisterer på 
fantasiens, følelsernes og drømmenes betydning, når det handler 
om at adressere vanskelige samfundsmæssige emner.  Med udstil-
lingen Let’s talk about the Baby vil Saunders ”undersøge, hvordan 
historiske figurer og ideologier kan genopstå som forvarsler, i nye 
tider”.1

Inden for de sidste ti år har den globale kunstscene været kende-
tegnet ved en stigende fascination af det surreelle og individets 
sjæle- og tankeliv. Interessen er forbundet med en udtalt fornem-
melse af, at vi som samfund og civilisation står på en tærskel – en 
tid, hvor krisestemningen er fremherskende. Der tales om den 
ustabile storpolitiske situation og krig, men også om klimakrisen, 
velfærdskrisen, migrationskrisen og en omfattende trivselskrise. 
Det handler ikke blot om den verden, vi kender, men også om 
værdierne i det samfund, vi overdrager til vores børn og unge.

Udstillingen Let’s Talk About the Baby har titel efter det første 
værk, beskueren møder på udstillingen. Her ses en gammel, smuk 
og skrøbelig barnestol på et lille, hvidt tæppe. Sædet er tomt, 

men på barnestolens indbyggede bordplade ses det fragmente-
rede hoved af en dukke, omsorgsfuldt iført en hvid kyse. Værket 
er uheldssvangert og konfronterende, for dukken er i høj grad 
livagtig, og stolen er en rigtig stol, købt på auktion og efterfølgende 
nænsomt restaureret af Nina Saunders. 

Inspirationen til værket kom under covid-19, hvor England, i endnu 
højere grad end Danmark, var under lockdown, og adgangen til 
mad var vanskelig, særligt for sårbare familier. Mange levede i 
frygt. Den angstfyldte usikkerhed betød, at mange unge familier i 
England begyndte at tvivle på, om de skulle få børn. For hvad var 
det for en fremtid, man stillede en ny generation i udsigt?2 

Titlen fremkalder en række umiddelbare associationer. Den lyder 
som en opfordring til endelig at tale om det, man ellers undgår – 
noget privat eller måske ubehageligt. Her symboliserer spædbar-
net det uskyldige, det skrøbelige eller det, der endnu ikke er formet 
og forstået. Samtidig sender titlen referencer til det intime og det 
familiære – tankerne ledes hen på hjemmet, moderrollen, tilknyt-
ning og omsorg. Barnet bliver et billede på ekstrem sårbarhed og 
afhængighed. Det kan ikke vælge sin familie eller sin egen fremtid, 
og den skrøbelige stol synes at understrege denne usikkerhed. 
Samtidig er der noget grotesk og ubehageligt over det kropsløse 
barn: Er det levende eller dødt? Det foruroligende møde mellem 
den domesticerede og omsorgsfulde situation og hybridformen, 
hvor barnestolen og barnehovedet er smeltet sammen synes 
mærkelig og uheldssvanger. Der skabes en kontrast mellem det 
søde, uskyldige og en stærk fornemmelse af ubehag. Titlen kan 
dermed lige så vel handle om at konfrontere det nye, ’fremmede’ 
liv, man har skabt. Værket inviterer beskueren ind i dobbelttydigt 
og urovækkende psykologisk rum. Det er i høj grad karakteristisk 
for Saunders’ kunstneriske praksis.

Nina Saunders: Let's Talk About the Baby, 2021. Høj stol, vinyl, dukkehoved, kyse, træ og uld. 97.5 x 54 x 52 cm. Base: d. 82 cm
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Nina Saunders’ kunstneriske praksis
I sin kunst kredser Saunders om at genanvende og transfor-
mere gamle, kasserede møbler og genstande fra den hjemlige 
sfære. Hun er kendt for sine skulpturelle bearbejdelser af brugte 
lænestole og sofaer, som hun omformer til forvredne, smeltende 
former eller til surreelle konstruktioner, hvor de vokser sammen 
med udstoppede dyr, dukker og andre objekter. Møblerne finder 
Saunders på loppemarkeder og i antikvitetsforretninger. Hun 
beskriver, hvordan de valgte objekter på sin vis “vælger hende”. 
Hun køber dem uden nødvendigvis at vide, i hvilken sammen-
hæng de skal anvendes. I stedet søger hun på næsten animistisk 
vis at lade værkidéerne vokse ud af de fundne objekter ved at 
lytte til deres historie. Hun er optaget af de spor, tidligere liv har 
sat på de hjemlige genstande, og af de historiske og kulturelle 
betydninger, der er indlejret i dem. En gammel lap på et armlæn 
fortæller om tidligere ejeres kærlighed til et velbrugt møbel; en 
slidt udstoppet fugl, forestiller hun sig, har tidligere været udstil-
let i en naturhistorisk formidlingsmontre. “Jeg kan lide at bruge 
ting, der allerede har en historie. Jeg elsker historier,” fortæller 
hun i et interview med undertegnede.

Saunders arbejder ikke ud fra en fasttømret idé om, hvordan 
det færdige værk skal se ud, og hun tegner sjældent skitser. 
Hun skaber sine værker ved forsøgsvis at kombinere de fundne 
genstande, prøve sig frem og teste deres vægt og bevægelse. 
Derudfra konstrueres det endelige værk. I den kunstneriske 
bearbejdning mister genstandene deres brugsværdi og bliver til 
noget andet. De fremtræder ved første øjekast humoristiske, men 
samtidig tvetydige og uhyggelige. 

Med et begreb kendt fra psykoanalysen og Sigmund Freuds 
berømte essay Das Unheimliche (1919) optræder genstandene 

pludselig ”unheimliche” (ikke-hjemlige) – noget, der engang 
var velkendt og fortroligt, er vendt tilbage i forvrænget form.3 
I Saunders’ værker optræder det unheimliche ofte som en subtil 
uro. Det, der ved første øjekast er genkendeligt og smukt, har ofte 
en mørk undertone: en behagelig chaiselong smelter sammen 
med en udstoppet ræv, en antik skrivepult med en luvslidt rovfugl. 
Kontrasten mellem møblerne som symbol på det hjemlige, det 
civiliserede liv, og f.eks. rovdyrene som symbol på det dyriske, 
ukontrollable og driftsstyrede er et centralt element i mange af 
Saunders værker. 

Surrealismen som kunstnerisk greb
Nina Saunders’ kunstneriske praksis har i høj grad rod i den histori-
ske surrealisme. ”Vi lever stadig under logikkens styre” skrev 
André Breton i det første surrealistiske manifest fra 1924.4 Den rati-
onelle – modernistiske verden – var sunket ned i et kaos af krig og 
uroligheder. For Breton og de kunstnere, der samlede sig om ham i 
Paris efter 1. Verdenskrig, bar logikken, det kapitalistiske samfund 
og rationalismen skylden for tidens kriser. Der var behov for at 
frisætte menneskets fantasi, følelser og drømme for derigennem 
at skabe en ny virkelighed. En ofte anvendt metode for de surreelle 
kunstnere var at undergrave vores forestillinger om det velkendte 
og forståelsen af verden ved at sammenkæde umiddelbart helt 
forskellige objekter. André Bréton fandt inspiration i en berømt 
passage fra romanen Maldoros sange (1869) af Isidore Ducasse 
(1846-1870) under pseudonymet Greven af Lautréamont. Her 
beskrives en ung dreng som ligeså smuk som ”det tilfældige møde 
mellem en symaskine og en paraply på et operationsbord”.5

Via ’naturstridige’ sammenstillinger af væsensforskellige objekter 
skulle kunsten skabe rum for det uvisse, det fantasibefordrende, 
tankeskabende og måske endog revolutionære. 

Hverdagsgenstande som kunst
Det, at inddrage hverdagsgenstande i kunsten er et kunstnerisk 
greb, vi forbinder med dadaismen og avantgarden. Fra den franske 
dada-kunstner Marcel Duchamps berømte readymade, Fountain, 
et urinal, som blev indleveret til Society of Independent Artists’ 
udstilling i New York i 1917, til den tysk-schweiziske kunstner Méret 
Oppenheims (1913–1985) pelsbeklædte kop Object fra 1936. De 
introducerer det fænomen, at kunst ikke alene er noget kunstnere 
skaber og udformer af traditionelle materialer som maling, ler og 
sten; kunstnere kan i stedet ’udpege’ noget som kunst. 

Randers Kunstmuseums samling indeholder en række værker, 
der på samme vis tager afsæt i hverdagsobjekter, ikke mindst 
Sven Dalsgaards mange stoleobjekter, der ofte personifice-
rer forskellige psykologiske tilstande. Her kan fremdrages 
Erindringens stol fra 1969, hvor en forgyldt stol skæres midt over 
af en stele eller guillotineblad, som billede på et spaltet individ, 
der har oplevet en traumatisk hændelse.  Et andet eksempel 
er Såret stol (1973), der mangler det ene ben og derfor ikke er i 
stand til at leve op til sin egentlige brugsfunktion; man kan ikke 
sidde på den eller ’stole’ på den. 

Det, der er fælles for Saunders og Dalsgaard, er, de ikke blot laver 
objekter, skulpturer og malerier, som publikum kan kigge på, sanse 
og gruble over. De udtænker værker og installationer, hvor publi-
kums reaktioner, forventninger og kropslige erfaringer med verden 
og objekterne i høj grad er tænkt ind i kunsten. Deres værker er i den 
forstand påtrængende, de henvender sig til og vil noget med besku-
eren! Centralt for begges værker står beskuerens direkte involvering, 
idet publikum fysisk træder ind i værkernes rum, hvilket fremkalder 
både personlige og kollektive associationer. Objekterne omfavner os 
alene i kraft af deres fysiske tilstedeværelse som hverdagsobjekter. 

Samtidig er Dalsgaards og Saunders verdener forunderligt 
væsensforskellige. Dalsgaard er minimalist og analytisk i sin 
konceptuelle tilgang. De genstande, han anvender, er mere 
bundet til deres egentlige brugsfunktion end til deres historie og 
udseende. Ofte er idéen til værket defineret før det udføres. 

Nina Saunders derimod er optaget af skønheden og den ’sjæl’, 
hun finder i et møbel. Hun værdsætter i høj grad kvaliteten af og 
præcisionen i det fysiske håndværk, der ligger bag; snedkerens 
og møbelpolstrerens arbejde og skønheden i det valgte tekstil, 
og har selv et stort kendskab til møbelpolstring. Ofte finder hun 
det vanskeligt, når kunsthistorikere (som undertegnede) vil have 
hende til at sætte ord på sine værker. Hendes tilgang til det at 
skabe kunst er i høj grad intuitiv: sanseligt og emotionelt funderet. 

Wild Swan
Mange af Nina Saunders’ værker fremstår umiskendeligt feminine 
eller bærer, som i Let’s Talk About the Baby, tydelige associa-
tioner til et kvindeligt erfaringsrum. Et særligt fint eksempel er 
skulpturen Wild Swan (2019), som kan opleves på udstillingen. 
Værket er skabt af en smukt polstret lænestol med et romantisk, 
blomsterprintet betræk. Stolen har imidlertid mistet sin funktion 
og fremstår deform: det ene armlæn og dele af ryglænet er sunket 
sammen og ligger hen over gulvet.

Lænestolen fremkalder associationer til et velhavende borger-
skabshjem og til en særlig tradition inden for britisk møbeldesign, 
som adskiller sig markant fra den minimalistiske og afdæmpede 
nordiske designtradition, der i årtier har præget Danmark. De 
blomstrede og botaniske mønstre har rødder i den historiske Arts 
& Crafts-bevægelse, hvor håndværk, ornamentik og naturinspira-
tion var centrale idealer.

Méret Oppenheim (1913–1985): Object, 1936. Kop, underkop og ske beklædt med pels, d. 23,7 cm. © 2016 Artists Rights 
Society (ARS), New York / Pro Litteris, Zurich 
 
Sven Dalsgaard: Erindringens stol, 1969. Blandede materialer, h. 142 cm. 

Nina Saunders: Wild Swan, 2019.  
Blomstret betræk fra Sanderson Hykenham, 
træ, polstring og stol. 102 x 105 x 135 cm
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Saunders er dybt inspireret af den engelske kunstner, designer og 
forfatter William Morris’ (1834-1896) æstetik og tænkning, som 
har haft afgørende betydning for udviklingen af tekstiler og design 
i England – blandt andet gennem virksomheder som Sandersons, 
hvis tekstiler Saunders ofte arbejder med. De ikoniske tekstiler er 
kendetegnet ved et højt håndværksmæssigt niveau, både i mate-
rialevalg, trykkvalitet og farvedybde. Møblerne bliver på den måde 
en form for tidsbilleder, der inkarnerer en svunden epoke.

Den smukke stol i Wild Swan er kollapset, som en krop, der ikke 
længere har kræfter til at bære sig selv. For Saunders repræsente-
rer den polstrede lænestol et ikon for småborgerlig idyl: et interiør, 
hvor mennesker lever indespærret, mens de forsøger at opretholde 
en facade af pænhed og orden. De omskabte møbler som Wild 
Swan forstyrrer beskuerens forestillinger om komfort, hjemlighed 
og social respektabilitet.

Værket er inspireret af det otte linjer lange digt Wild Swans af den 
amerikanske digter Edna St. Vincent Millay (1892–1950), udgivet 
i samlingen Second April fra 1921. Digtet bruger billedet af vilde 
svaner i flugt som et symbol på absolut frihed i kontrast til digte-
rens egen begrænsede og kvælende tilværelse. Taleren beskriver 
sit hjerte som et “house without air” – et hus uden luft – en stærk 
metafor for følelsesmæssig indespærring og stagnation.

Netop dette spændingsfelt mellem hjemlig tryghed og klaustro-
fobisk indelukkethed indkapsler Saunders’ undersøgelse af 
domesticitet som både fristed og fængsel. I Wild Swan bliver 
den kollapsede lænestol et kropsligt og psykologisk billede på 
længslen efter frihed midt i det velpolstrede hjems tilsyneladende 
sikkerhed.

Harbinger of Hope Through History and Time
Et af de helt centrale værker på udstillingen er Harbinger of Hope 
Through History and Time (2025), et værk, der i sin sammensatte 
ikonografi, forbinder historisk utopi, kropsligt arbejde og politisk 
dissonans. Værket består af en halv kvindeskikkelse, støbt i cement, 
der skubber en vandvogn fra begyndelsen af 1900-tallet. Kvinden 
mangler overkrop; kun benene er synlige, iklædt blomstrede bukser. 
Kroppen er reduceret til sin funktion. Hun er ikke et individ, men et 
arbejdende legeme, fanget i en vedvarende bevægelse fremad.

Vandvognen, som hun skubber, bærer et stort, ellipseformet 
missil – eller en æggelignende genstand, dækket af blomstret stof. 
Det bløde tekstil står i kontrast til objektets latent truende form. 
Lasten fremstår både skrøbelig og farlig, håbefuld og destruktiv. 
Titlen peger på et varsel: et håb, der bevæger sig gennem histo-
rien og tiden, men som aldrig er uden tyngde. I processen med at 
skabe værket har Saunders selv skubbet vognen rundt og levet sig 
fysisk ind i situationen. Denne kropslige indlevelse understreger 
værkets tematik om arbejde som erfaring snarere end abstraktion. 
Arbejdet forstås ikke som idé, men som belastning, gentagelse og 
nødvendighed.

På udstillingen ledsages værket af et korresponderende vægmaleri, 
inspireret af Morris og Edward Burne-Jones (1838-1893) – der 
begge var centrale skikkelser i den britiske Arts & Crafts-bevægelse. 
For Saunders markerer de etableringen af en socialistisk tanke i 
kunstens verden, hvor kunst, håndværk og fællesskab ses som 
redskaber til social forandring. Morris’ socialistiske idealisme er 
funderet i en kritik af industrikapitalismen, som han mente ødelagde 
både håndværket, arbejdsglæden og menneskets æstetiske sans. I 
Art and Socialism (1884) skriver han: “…unless we try our utmost to 
satisfy it, we are but part and parcel of a society founded on robbery 
and injustice.”6 For Morris spiller kunsten en afgørende rolle i den 
samfundsmæssige revolution. Han insisterer på, at genopbyg-
ningen af samfundet må gå hånd i hånd med en genopbygning af 
folkets kunst. Kunst ses ikke som dekoration, men som en betin-
gelse for trivsel. Ægte kunst kan ifølge Morris kun udspringe af et 
samfund, hvor arbejdet ikke er fremmedgjort, og hvor mennesker 
har kontrol over deres eget virke og kan udtrykke sig kreativt. 

Visionen er utopisk – og som utopi er den også præget af blinde 
vinkler. Saunders’ værk fungerer som et kritisk modbillede til 
Morris’ idealisme. Hun beskriver Harbinger of Hope Through 
History and Time som et symbol på kvinders usynlige arbejde 
gennem historien. Den arbejdende kvindekrop, reduceret til ben 
i bevægelse, står i skarp kontrast til de mandlige kunstnere og 
tænkere, der formulerede de socialistiske idealer. Saunders minder 
os om, at revolutionære visioner først er fuldendte, når de også 
omfatter kampen for lighed i omsorgsarbejde, reproduktivt arbejde 
og andre former for historisk usynliggjort arbejdskraft.

Saunders’ brug af møbler peger på det hjemlige og det velkendte 
som politisk ladede felter. De bærer spor efter kroppe, men også 
efter vaner og magtstrukturer. De er steder for hvile og komfort, 
men også for passivitet, fortrængning og latent vold. 

Nina Saunders: Wild Swan, 2019

Wild Swans
Edna St. Vincent Millay (1892–1950)

I looked in my heart while the wild swans went over.

And what did I see I had not seen before?

Only a question less or a question more;

Nothing to match the flight of wild birds flying.

Tiresome heart, forever living and dying,

House without air, I leave you and lock your door.

Wild swans, come over the town, come over

The town again, trailing your legs and crying!

Edna St. Vincent Millay, Second April, New York:  
Mitchell Kennerley, 1921, s. 112.

Nina Saunders: Harbinger of Hope Through History and Time, 2025.  
Blandede materialer, 110 x 125 x 65 cm.  Foto: Nina Saunders Studio

24 MAGASIN  1/2 2026    Nina Saunders / Let's Talk About the Baby



Is There a Storm Coming?
Et gennemgående træk i Nina Saunders’ praksis er, at hun ofte 
anvender tidligere værker i nye sammenhænge eller skiftende 
konstellationer, hvor deres betydning forskydes og omskrives. 
Denne flydende praksis er tydelig i installationen Is There a Storm 
Coming? (2026). Her ses en skævvredet Chesterfield lænestol 
der tilsyneladende er blevet ramt af en bombe. Stolen har tidligere 
optrådt under titlen War, hvor den var en af fire skulpturer i serien 
Apokalypsens ryttere. Senere er den blevet støbt i bronze og 
navngivet The Whirlwind Is in the Thornbush.

I den nye konstellation er stolen omgivet af tre små skulpturer: 
elefantmænd. Deres kroppe er afstøbninger af en funden elefant-
skulptur, sammensat med menneskehoveder. Associationerne 
er flertydige: elefantens lange hukommelse, forestillingen om 
“the elephant in the room” – det fortrængte, det ubehagelige, 
det usagte. Disse figurer fremstår som kimærer og indvarsler en 
dystopisk fremtid. De er både groteske og sårbare, genkendelige 
og fremmedgjorte.

Stormen er et gennemgående symbol i religiøse og poetiske 
traditioner: et billede på uundgåelige konsekvenser, guddommelig 
dom eller ukontrollérbare kræfter. Når hvirvelvinden rammer den 
tornebusk – der tidligere var del af værkets titel, opstår der associa-
tioner til noget smertefuldt, til voldsom konflikt, lidelse og skyld. Hos 
Saunders er stormen både noget indre og noget ydre: et billede på 
psykologisk uro såvel som samfundsmæssig omvæltning. Samtidig 
bærer de destruktive kræfter potentialet for fornyelse. 

Stormen er et billede på transformation, en ny verden er på vej, 
men den er forbundet med tab, smerte og konflikt.

I et surrealistisk krydsfelt mellem hverdag og drøm fremstår Nina 
Saunders’ værker som forskudte billeder af en verden i opbrud. I 
sin praksis insisterer hun på, at historiske idealer, politiske visioner 
og hverdagslige objekter er viklet ind i hinanden og ikke kan adskil-
les. Det er tankevækkende og konfronterende, og vi glæder os til at 
invitere publikum ind i hendes kunstneriske verden.   

Om Nina Saunders (f. 1958) 
er født i Odense i 1958, men i midten af 1980’erne flytter hun 
til England, hvor hun fortsat bor og arbejder i dag. Hun er 
uddannet fra Central Saint Martins College of Art and Design 
i 1991 og bliver del af 1990’erne unge britiske kunstscene. 
Siden da har Saunders markeret sig dansk og internationalt 
med en række udstillinger og værker.  

Foto: Nina Saunders i arbejdet med Harbinger of Hope Through History and 
Time på Platform BUNKER 2025

Nina Saunders
Bor og arbejder i Suffolk, UK (født i Odense, Danmark, 1958) 
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the Four Beasts, KUNSTEN Museum of 
Modern Art, Aalborg, DK 

2017: Hermès Flagship Stores, New York; 
Beverly Hills; Mall of the Emirates,  
Dubai, UAE 

2013: What am I doing here, Art and 
Existence – in dialogue with Ernesto 
Spinelli, Esbjerg Kunstmuseum,  
Esbjerg, DK

2011: Delicate Landscape, Specta, 
København, DK

2009: Katy’s Convoy, Statens Museum for 
Kunst, København, DK

2009: Katy’s Convoy, New Art Centre, 
Roche Court, Wiltshire, UK

2008: Katy’s Convoy, Horsens 
Kunstmuseum, Horsens, DK

UDVALGTE GRUPPEUDSTILLINGER 

2025: Kunstnerkolonien, Nivaagaard, 
Nivå, DK 

2023/2024: Dreams & Desires vol. 
2 — Heavy Breathing, Galleri Maria Friis, 
København, DK 

2023/2024: Vildt Nok. Jagt i Dansk 
Kunst, Fuglsang Kunstmuseum; Faaborg 
Kunstmuseum; Ribe Kunstmuseum, DK 

2023/2024: Det Materielle Liv, 
Sophienholm Kunsthal, DK 

2023: CSA Gallery, Stockholm Art Fair, SE 

2022/2023: Objects of Desire, Design 
Museum, London, UK 

2020: Touch and Identity, Compton 
Verney Art Gallery and Park, UK 

2018: Patterns of Desire, performance and 
artist talk, Trapholt’s 30th Anniversary, 
Kolding, DK 

2018: An Evening with Nina Saunders, 
Hang-Up Gallery, London, UK 

2017: ReSee, Galerie Møller Witt, Aarhus, DK 

2016: Overtryk, Trapholt, Kolding, DK 

UDVALGTE SAMLINGER
 
Colección Solo, Madrid, ES 
Arts Council Collection, Hayward Gallery, 
London, UK 
Esbjerg Kunstmuseum, DK 
Malmö Konstmuseum, SE 
Paisley Museum and Art Galleries, UK 
Saatchi Collection, London, UK 
Skive Kunstmuseum, DK 
Horsens Kunstmuseum, DK
Randers Kunstmuseum DK 
Victoria & Albert Museum, London, UK 
Walsall Museum & Art Gallery, UK 

Noter
1	  Nina Saunders: Ansøgning til Statens Kunstfond, 2025. 
2	  Hvis ikke andet er anført stammer citaterne af Nina Saunders fra Lise Jeppesen: Interview med Nina Saunders, 4. december 2025.
3	  Sigmund Freud, “Das Unheimliche” (1919), først publiceret i tidsskriftet Imago 5 (1919), s. 297–324.
4	  André Breton, Manifeste du surréalisme (1924). https://theanarchistlibrary.org/library/andre-breton-manifesto-of-surrealism?utm_source=chatgpt.com
5	  Isidore Ducasse (pseud. Comte de Lautréamont), Les Chants de Maldoror (1868–1869), Rauner Special Collections Library, s. 166. 
6	  William Morris, Art and Socialism (1884). https://www.marxists.org/archive/morris/works/1884/as/as.htm

Nina Saunders: War, 2017. Stol, træ, læder, 
skum og plastic. 123 x 120 x 110 cm. 
Stolen er senere støbt i bronze under titlen, 
The Whirlwind Is in the Thornbush.
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Kunstnerkolonien 
i Hornbæk
 
af Nina Saunders

I 2024/2025 deltog Nina Saunders i TV-Serien Kunstnerkolonien i 
Hornbæk på DR. I forbindelse med serien skabte hun tre skulpturer, der 
indgår som del af udstillingen på Randers Kunstmuseum. De blev i 2025 
udstillet på Nivaagaards Malerisamling og efterfølgende fragtet direkte til 
Randers, hvor vi har glædet os til at vise dem. I den følgende tekst fortæl-
ler Nina Saunders selv om arbejdet med og tankerne bag skulpturerne. 

Om værkerne til Kunstnerkolonien
Mange af mine værker begynder som kasserede stole, ofte fundet på auktioner, i genbrugs-
butikker eller på gadehjørner. Jeg kan lide at bruge ting, der allerede bærer en historie. Jeg 
elsker historier, og området omkring Hornbæk og Nivå, hvor mit atelier lå, var fyldt med dem.

Jeg havde medbragt en række objekter fra min personlige samling af objekter, men jeg 
havde brug for genstande fra det specifikke geografiske område både til inspiration og som 
udtryk. Mit udgangspunkt var de lokale genbrugsbutikker. I den nærmeste Røde Kors 
butik var det ikke svært at forelske sig: En smuk antik lænestol med håndbroderet ryg 
og sæde. Så stolt et håndværk og så smuk en stol med udskårne trædetaljer - den stod 
og ventede på mig ved indgangen. Stolen skulle snart blive til mit Hornbæk-landskab. 
Formen blev manipuleret, skåret til og formet – bakkerne blev forvandlet til bølger og 
samtidig lå stolen ned som et væltet træ i en forandringstid – betrukket med William 
Morris’ Acanthus Velvet-stof. Jeg har været inspireret af William Morris i mange år. Jeg 
havde lagt mærke til flere møbler i området, der var betrukket med tekstiler af Morris, 
og som et lykkeligt sammentræf havde der netop været en fantastisk William Morris-
udstilling på Nivaagaard Malerisamling. Jeg følte mig forbundet.

Have you Seen Jacob
Jacob blev en del af dette landskab ved et lykkeligt tilfælde — en meget gammel dukke, 
af den slags min mor ville have leget med, købt i hast i en lokal genbrugsbutik. Jeg lagde 
mærke til den på grund af dens charme og uskyld: en privilegeret lille dreng (hans hår 
afslører ham, og de smukke små knapper), som dog kan være meget uartig. Han blev senere 
indarbejdet i landskabet. Jeg gav skulpturen titlen Have you Seen Jacob – med tanker på 
både fortiden og fremtiden, fremtiden for alle vores børn (alle børn er vores børn). Jacob 
sidder i sit smukke Hornbæk-landskab og kigger ud på verden.

History is Slow
Et udstoppet løvehoved blev fundet i en container. Den ikke længere ønskede, kastrerede 
junglens konge — engang en prydgenstand i en stue, et magt- eller statussymbol — brøler 
nu sit tavse skrig, et skrig, der bærer vidnesbyrd om dens frustration. Placeret på et spil-
lebord med løvelignende fødder på et lille tæppe, sidder kongen oprejst og konfronterer 
direkte beskueren med presserende spørgsmål.

Installationsvue fra Kunstnerkolonien 
på Nivaagaard Malerisamling.  
Have you Seen Jacob, 2024.  
Stol, stof, tekstil og dukke,  
80 x 110 x 70 cm. Foto: David Kahr.
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Installationsvues fra Kunstnerkolonien på Nivaagaard 
Malerisamling.  History is Slow, 2024.  Udstoppet løve og 
spillebord, 140 x 72 x 60 cm og Current Catastrophe, 2024.  
Udstoppet grib, skrivebord og nøgler, 93 x 80 x 75 cm.  
Foto: David Kahr.

Current Catastrophe
Jeg tog Gribben med mig fra min samling af objekter i England. Gribben var en kasseret 
udstoppet fugl, en naturhistorisk genstand, der ikke længere var god nok til at blive udstillet 
på et museum. Jeg fandt det interessant, at rovfuglen havde vat i øjnene, så den ikke længere 
kunne se. Jeg købte skrivebordet i den lokale Røde Kors-butik i Hornbæk. Det stammer 
sandsynligvis fra H.C. Andersens tid. Det var et fint antikt møbel, det symboliserer rigdom, 
uddannelse, viden og magt. Læderet på velbrugte skrivebord var slidt. Det er her fuglen er 
endt, væltet om. Skuffen er åben og indeholder hundredvis af nøgler. De symboliserer de 
mange åbne døre, som den faldne rovfugl engang ejede eller havde adgang til.  

(Bemærk: Gribben er defineret som et rovdyr, en ’raptor’, der stammer fra det latinske ord 
rapio, hvilket betyder “at gribe eller tage med magt”. Den jager mindre fugle, pattedyr og 
krybdyr og er kendetegnet ved sine skarpe kløer til at gribe eller dræbe byttet og sit kraftige, 
buede næb til at flænse kødet af.)

ARRANGEMENTER /   
NINA SAUNDERS

Skulpturens glemte søster: Dukken som animeret billede fra 
oldtiden til i dag

— Onsdag den 6. maj / kl.19 
 
Foredrag ved Hans Henrik Lohfert Jørgensen, Lektor, Institut for Kommunikation og Kultur – 
Kunsthistorie.  
Med afsæt i Nina Saunders hybride værker udfoldes dukkens vilde væsen i kunstens historie 
samt dens historiske relationer til skulpturen, dukkens mere stuerene storesøster.   
Entré: 75 kr. Fri entré for Randers Kunstmuseums Venner.  

Artist talk og performance med Nina Saunders

— Lørdag den 13. juni  / kl. 14 
 
Randers Kunstmuseum inviterer til artist talk og performance med Nina 
Saunders. I samtalen vil Saunders give et indblik i sin kunstneriske praksis, 
sine materialevalg og de fortællinger hendes værker kredser om.  
Entré: 125 kr. 75 kr. for Randers Kunstmuseums Venner.  Tilmelding 
anbefales.

Tegn efter dyr - workshop for alle interesserede

— Lørdag den 20. juni  / kl. 11-14 
 
Kom med til en inspirerende tegneworkshop, hvor Randers Kunstmuseums tegnelærer 
Else Salling Falck guider deltagerne i at tegne efter udstoppede vilde dyr i stil med de 
naturvidenskabelige illustrationer, vi kender fra lærebøger og naturhistoriske opslagsværker. 
Workshoppen er inspireret af de mange dyr, der optræder i Nina Saunders’ skulpturer og 
installationer, og giver deltagerne mulighed for at fordybe sig i præcis iagttagelse og form, men 
også kunstnerisk fortolkning.   
Entré: 150 kr. Tilmelding anbefales.

Omvisninger 
Der er offentlige omvisninger i udstillingen følgende dage.  

Søndag den 3. maj / kl. 14 
Søndag den 17. maj / kl. 14 
Torsdag den 28. maj / kl. 16 
Søndag den 7. juni  / kl. 14 
Søndag den 21. juni  / kl. 14 
 
Omvisningerne er gratis efter indløst billet til særudstillingen. 
Tilmelding anbefales. 

Kunstnerkolonien i Honbæk
Kunstnerkolonien i Hornbæk var femte sæson af DRs TV-serie 
Kunstnerkolonien. Den er optaget i sommerens Nordsjælland, 
hvor kunstnerne boede på Hornbækhus og havde værksteder i 
Nordsjælland. Siden 2021 har DR hvert år samlet seks af Danmarks 
anerkendte kunstnere og skabt en kunstnerkoloni et ikonisk sted. 
Et sted, hvor kunstnere gennem tiden har søgt hen for at finde 
inspiration og fællesskab med andre kunstnere. Efter 14 dage skal 
de sammen udstille værker, de har skabt under opholdet. 

I Kunstnerkolonien i Hornbæk deltog Nina Saunders, Jeannette Ehlers 
(f. 1973), Apolonia Sokol (f. 1988), Kasper Eistrup (f. 1973), Noah Umur 
Kanber (f. 1991) og Christian Schmidt-Rasmussen (f. 1963). De gik i 
fodsporene på fortidens kunstnere, heriblandt P.S. Krøyer (1851-1909), 
Holger Drachmann (1846-1908), Carl Locher (1851-1915) og Rudolph 
Tegner (1873-1950), der alle udførte kunst i de nordsjællandske land-
skaber og kyststrækninger. Serien havde premiere i december 2024. 
I forbindelse med udstillingen på Randers Kunstmuseum har DR givet 
tilladelse til, at museets gæster kan se eller gense de fem afsnit. 

Stills fra Kunstnerkolonien i 
Hornbæk, DR 2024

Nina Saunders. Still fra 
Kunstnerkolonien i Hornbæk,  
DR 2024

Nina Saunders under 
arbejdet med Elephant 
man on Tyres.
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William Scharff
8. august – 3. januar 2027

 
af  Inge Lise Mogensen Bech / Museumsinspektør

We are no Ordinary 
Bombers! 
Et radiodrama ved Tamar Guimarães og Organ for de  
Autonome Videnskaber

 
af Benjamin Krog Møller   /  Organ for de Autonome Videnskaber

Når Randers Kunstmuseum til august præsenterer den første store udstilling af William Scharff (1885-1959) 
i 25 år, er ambitionen at genopdage en af dansk modernismes mest arbejdsomme og visionære malere. 

Radiodramaet gentænker dynamikken blandt en gruppe mennesker, der ikke er ulig 
den skandinaviske sektion af Situationistisk Internationale under den kolde krig.

Scharffs tidlige værker er naturnære, næsten naturalistiske, 
men efter møder med international kunst og rejser til Tyskland 
og Frankrig forvandles hans udtryk hurtigt til store, abstrakte 
kompositioner. Sammen med sin generation skabte han omkring 
1918 et afgørende brud i dansk kunst. I dag fremstår værkerne 
som modige og formfornyende, men i samtiden blev Scharff og 
hans kolleger beskyldt for at lide af en ”smitsom sindslidelse” – en 
sygelig trang til grimhed, dysmorfisme.

Scharff levede i en tid præget af krig, globale udfordringer og 
hastige teknologiske forandringer – forhold, der påfaldende 
spejler vores egen tid. Hans arbejde er båret af en vilje til at 
forstå menneskets forhold til verden og undersøge, hvad der 
bliver stående, når verden vælter. Landskabet, menneskene og 

de fortællinger, han kendte fra barndommens Tibirke Bakker, 
blev et afsæt for værker, som fastholder det lokale for samtidig 
at spørge til det almene. I hans billeder mødes det nære og det 
universelle: gennem et barns leg, en hønes bevægelse eller en 
skov, der vibrerer af liv, forbinder han forholdet mellem menneske 
og natur med videnskabens udforskning af verden og en visionær 
spiritualitet.

Udstillingen er skabt i samarbejde med Ribe og Sorø kunstmuseer 
og ledsages af en forskningsbaseret publikation og et omfattende 
formidlingsprogram. Den vil fremhæve Scharff og den tid, han 
levede i, men også lade hans værk spejle vores egen samtid. For 
Scharffs kunst minder os om, at kunsten både er et vidnesbyrd om 
sin tid og en inspiration til nye måder at se verden på.

Efter deres eksklusion fra Situationistisk Internationale begyndte gruppen, der blev kendt 
som “nashisterne”, at engagere sig i kreative handlinger præget af provokerende forstyr-
relser og spontane kollektive riter. Med fokus på bipersoner og perifere møder formidler 
radiodramaet radikaliteten, tvetydigheden og modsætningerne i denne kamp og ikke mindst 
dens forvirrende receptionshistorie. Hvem var de? Skulle de sprænge et kasino i luften på 
Hven? Var gruppen infiltreret af hemmelige politistyrker? Var deres brevveksling med Guy 
Debord i virkeligheden skrevet af en sygeplejerske i Randers? Og hvilken genklang giver alt 
dette genklang i en samtid præget af accelereret æstetisering af hverdagslivet, performativ 
selvudbytning og nyfascismens fremmarch? 

Tamar Guimarães (f. Belo Horizonte, BR) er billedkunstner og bor og arbejder i København. 
Hendes arbejde trækker på filmiske greb, litteratur og populærkultur i procesbaserede 
værker, der udvikles gennem kollaborative formater. Disse processer fører ofte til produk-
tionen af film og andre tidsbaserede medier, som undersøger socio-politiske forhold, både 
historiske og nutidige, samt situationer inden for kunst, arkitektur og de institutioner, der 
præsenterer dem. 

Organ for de Autonome Videnskaber er et ekstra-
disciplinært gruppesubjekt som arbejder 
med forskning, kuratering, intervention og 
iscenesættelse, blandt andet for at forstå 
implikationerne af samtidskunstens højred-
rejning, nærmere bestemt hvad æstetiserin-
gen af grænseoverskridelsen som fænomen 
har muliggjort. Vi betragter dette som et 
epifænomen af den europæiske avantgardes 
frihedskult.

Radiodramaet kan opleves på Randers 
Kunstmuseum fra juni 2026. Det er realiseret med 
støtte fra Statens Kunstfond. 

William Scharff (1886-1959), Skovparti, 1935. Olie på lærred, 225 x 312 cm. Randers Kunstmuseum.
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Samlingen
Den faste samling på Randers Kunstmuseum 
rummer omkring 4300 værker fra 
begyndelsen af 1800-tallet til i dag. Fra 
Eckersberg og Købke over Ancher og 
Hammershøi til Kirkeby og Carstensen. 
Du får en enestående dokumentation af 
dansk kunst i hele perioden kurateret  
med stor kærlighed. 

Den faste samling er en levende organisme, 
der altid er i proces og bevægelse.  
Værkerne bliver udlånt, anvendt og genset. 
De bliver evalueret, bedømt og taget i 
betragtning. Målet er altid at sætte vores 
kulturarv i en ny kontekst, der skaber  
mening for mennesker af i dag.

På de følgende sider kan du læse om  
nye værker i samlingen.



Jeannette Ehlers   /   

Whip It Good, 2024 (2013)
 
af  Lise Jeppesen / museumsdirektør

Erik A. Frandsen: Uden titel, 2023. Olie på lærred, 170 x 200 cm.Jeanette Ehlers: Whip It Good, 2024 (2013). Performance på Randers Kunstmuseum den 30. november 2024. Kul på lærred og blandede materialer, 240 x 140 cm.

Den 30. november 2024 kunne Randers 
Kunstmuseums gæster opleve og deltage 
i en særdeles stærk og voldsom perfor-
mance Whip It Good af den dansk-caribi-
ske kunstner Jeannette Ehlers (f. 1973). 

Iført hvid ansigtsmaling og hvidt tøj piskede 
Ehlers og en række repræsentanter for publi-
kum et hvidt lærred og afsatte sorte kulstre-
ger på fladen. Værket mimede én af de 
brutale afstraffelsesmetoder, der blev brugt 
under slaveriet, men forvandlede samtidig 
det at piske til et kunstnerisk skabende greb.  
”Help me finish this painting” var Ehlers 
opfordring, da hun rakte pisken videre til den 
første deltager af mange. 

Mange var voldsomt påvirkede af Ehlers 
performance, der indgik som del af 
Ehlers store soloudstilling Crossing 

Waters: Ripples of Tomorrow på Randers 
Kunstmuseum. Nu får udstillingen og 
dagens program et efterliv på Randers 
Kunstmuseum i form af det hvide maleri 
med sorte ”piskestrøg” der var resultat af 
Ehlers performance. 

Det performancebaserede værk Whip 
It Good blev første gang præsente-
ret til BE.BOP13 i Berlin på Ballhaus 
Naunynstrasse i 2013. Siden har Ehlers 
opført det på kunstmuseer og udstillinger 
rundt omkring i verden som et minde 
om slaveriet og de grusomheder, der var 
forbundet med det. 

 
Om Jeannette Ehlers
Jeanette Ehlers er uddannet på Det 
Kongelige Danske Kunstakademi. Hun bor 

og arbejder i København, men har rødder i 
både Danmark og Trinidad. Det er hendes 
egen arv og identitet, der danner afsæt 
for hendes værker. Ehlers udforsker den 
vestlige kolonihistorie og de bølgeslag, 
den fortsat skaber i dag.

I sin praksis lægger Ehlers stor vægt på 
kroppen og det performative.  Hun bruger 
sin egen krop og sin egen erfaring som 
brun krop i verden som afsæt, men inddra-
ger og sammenfletter ofte andres stemmer 
og vidnesbyrd i sine værker. Hun bygger 
bro mellem det personlige, intime og det 
kollektive og politiske. 

Udstillingen på Randers Kunstmuseum var 
produceret i samarbejde med Le Bicolore, 
Det danske hus i Paris, Anna Krogh-
Rosenlund og Elisa Leïla Durand.
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Kenneth Rasmussen og Erik A. Frandsen   /   

Humor, magt og monumenter
 
af  Lise Jeppesen / museumsdirektør

Udstillingen samler for første gang værker af outsiderkunstneren 
Kenneth Rasmussen (f. 1971) og billedkunstneren Erik A. Frandsen 
(f. 1957). Begge har stærke bånd til Randers: Rasmussen bor og 
arbejder her, mens Frandsen er født i byen. Samtidig deler de en 
eksperimenterende tilgang, hvor vilje til udforskning og grænse
søgende praksis går hånd i hånd med humor, fantasi og stoflig 
nysgerrighed.

Kenneth Rasmussen er repræsenteret med strik og grafik fra 
2000–2022. Hans praksis er præget af en insisterende skaber-
trang og en undersøgende tilgang til materialer, hvor fundne og 
billige hverdagsmaterialer omdannes til monumentale skulpturer 
og store grafiske billedflader. Hans gigantiske, surrealistiske og 
farverige tekstilskulptur på udstillingen er skabt af gamle lagner 
og dynebetræk indsamlet af Randers Kunstmuseum i 2022, mens 
de grafiske værker kombinerer tekst og tegning i et ufiltreret 
billedsprog, hvor humor, fantasi og sociale kommentarer smelter 
sammen. Hans kunst fortæller om hans eget liv som et menneske 
med særlige behov. Hvor og hvornår passer man ind i samfundets 
normer? Rasmussen formulerer gennem sine værker en personlig 
og reflekteret samfundskritik samtidig med, at han skaber vild 
kunst i store formater.

Erik A. Frandsen viser maleri og pasteller med afsæt i skulpturen 
BAR ROMA, der i oktober 2023 blev opstillet på Thors Bakke 
i Randers. Den væltede statue har vakt voldsom debat både i 
Randers og nationalt. Udstillingen viser modellen til statuen 
samt oliepasteller og et maleri, som indgår i projektet. Værkerne 
undersøger monumenters betydning i en tid, hvor autoriteter og 
hierarkier udfordres, og hvordan fortidens symboler opleves og 
tolkes i nutiden. De fragmenterede motiver og monumentet er 
afsæt for en dialog om historie, ideologi og æstetik, hvor alvor og 
humor går hånd i hånd.  

Begge kunstnere kan ses som del af en lokal tradition for vilde og 
eksperimenterende kunstnere fra Randers, som tør lege og udfor-
dre form og konventioner. 

Nyerhvervelser 2020-25
I perioden 2020 til 2025 er der blevet erhvervet 90 nye værker. Der 
er både blevet købt ældre kunst og helt ny og eksperimenterende 
samtidskunst. I 2025 og 2026 præsenterer museet de nye værker i 
samlingen gennem fem fokusudstillinger i salen til samtidskunst. 
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Erik A. Frandsen: Untitled, 2023. Olie på lærred, 200 x 300 cm. 
 
Udstillingsvue med værker af Kenneth Rasmussen fra mødet mellem 
Kenneth Rasmussen og Erik A. Frandsen på Randers Kunstmuseum.
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Det sker
Atmosfæren på Randers Kunstmuseum 
er mere til livlig diskussion end 
andægtig tavshed. Derfor finder du også 
masser af aktiviteter, events og tilbud, 
der inviterer børn og voksne til at møde 
kunsten. Helst på måder du ikke lige 
regnede med. 

Det kommende forår og sommer byder 
på et bredt udvalg af arrangementer på 
Randers Kunstmuseum som dialoger, 
foredrag, artist talks, børneworkshop  
og meget mere.

Vi glæder os til at tage imod dig.  



Sidste torsdag i måneden holder Kulturhusets museer, Museum Østjylland og 
Randers Kunstmuseum, aftenåbent til kl. 20. Oplev den særlig stemning og museets 
udstillinger og arrangementer efter fyraften. 

I aftenåbningstiden er der fri entré til kunstmuseets aktuelle særudstilling, kl. 16-20.

Aftenåbent på  
Randers Kunstmuseum

Læs mere og book  
plads på

randerskunstmuseum.dk/
billedskole

Kultur & Cocktail
Kultur & Cocktail er Kulturhusets svar på den velkendte fyraftensøl. En 
afslappende og inspirerende time i fællesskab med andre omkring en 
lækker cocktail og et spændende tema. I mikser selv dagens cocktail, 
som er udvalgt efter temaet. Vi sørger for at tilsætte små  skvæt af 
kunst, historie, litteratur og musik – alt efter dagens tema.  
 
Kombiner Kultur & Cocktail med en biograftur, et restaurantbesøg eller 
et sidste stop, inden I rammer sofaen derhjemme. Kom alene eller tag en 
ven eller to med.  
 
Der vil være cocktails med og uden alkohol. 
 
Kultur & Cocktail arrangeres i samarbejde med Museum Østjylland og 
Randers Bibliotek. Programmet udvikles løbende. 
 
Datoer: 26. februar, 30. april, 30. juni, 27. august, 29. oktober 
Tid: 17.00-18.00 
Pris: 75 kr. (pr. gang). Tilmelding via kulturhusetranders.dk

Fællesspisning
Fire gange om året inviterer Randers Bibliotek, Museum Østjylland og Randers 
Kunstmuseum til Kulturhusets fællesspisning, hvor vi samles om et udvalgt tema og et 
lækkert vegetarisk måltid. Programmet udvikles løbende. Årets første fællesspisning er 
kombineret med et broderiarrangement. Evt. læs mere s. 9. 
 
Datoer: 26. marts, 28. maj, 29. september og 26. november 
Pris: Kan variere efter aftenens koncept

Kom med på vores fyraftenshold og prøv kræfter med forskellige kunstneriske teknikker 
og udtryksformer. Billedkunstner Anni Holm, billedkunstner Ditte Lyngkær og keramiker 
og tegnelærer Else Salling Falck byder indenfor til fem spændende aftener på Randers 
Kunstmuseum med tid til fordybelse og kreativ udfoldelse for voksne og unge fra 15 år. Der er 
Art by Night sidste torsdag i måneden, hvor der også er aftenåbent på museet. 
 
Sidste torsdag i måneden / kl. 17.00-20.00 

29. januar: Modifikationer med Anni Holm  
– Overmal, broder på og modificer andres kasserede malerier

26. februar: Modellering med Else Salling Falck  
– Arbejd med ler efter levende model

26. marts: Syede akvareller med Else Salling Falck 
– Eksperimentér med akvarelmaling og papirsyning

30. april: Grafik med Ditte Lyngkær 
– Prøv kræfter med linoleumstryk og andre grafiske teknikker

28. maj: Grafik med Ditte Lyngkær  
– Prøv kræfter med linoleumstryk og andre grafiske teknikker 
 
Pris 1200 kr.  (inkl. materialer og en sandwich)for hele sæsonen (fem gange). 
 
Fra 1. januar udbydes de enkelte undervisningsgange som enkeltkurser til 300 kr. pr. gang, 
forudsat alle pladser på holdet ikke er optaget.

Billede her

Art by Night
Kreativ fordybelse efter fyraften
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Har dit barn lyst til at eksperimentere med kunst og udfolde sig kreativt? På Randers Kunstmuseums 
Billedskole får børn mulighed for at udforske billedkunst, formgivning og tegning gennem legende 
og undersøgende projekter. Vi henter løbende inspiration fra kunstmuseets samling og aktuelle 
udstillinger, som vi inddrager aktivt i forløbet. Alle hold undervises af professionelle kunstnere og 
børnenes nysgerrighed og skaberglæde er i centrum.

Foråret på Billedskolen

Holdoversigt  

Billedkunst og tegning (for 8 til 12-årige / 2. til 5. klasse)
MANDAGE / KL. 15.30-17.30

Startdato: 26. januar  2026
Kontingent: 1000 kr. + 350 kr. for materialer
Underviser: Else Salling Falck

 
Billedkunst og tegning (for 13 til 16-årige / fra 6. klasse)
MANDAGE / KL. 17.45-19.45

Startdato:	 26. januar  2026
Kontingent:	 1000 kr. + 350 kr. for materialer
Underviser:	 Else Salling Falck 

 
Billedkunst og tegning (for 8 til 12-årige / 2. til 5. klasse)
ONSDAGE / KL. 15.30-17.30

Startdato: 28. januar 2026
Kontingent: 1000 kr. + 350 kr. for materialer
Underviser: Anni Holm

Læs mere og book 
plads på

randerskunstmuseum.dk/
billedskole

2026 er andet år med BLÅ SOL, Randers’ helt 
egen festival. Med fokus på Sven Dalsgaard, 
vidunderblå og drømme rykker vi museets 
mobile atelier “Det Blå Rum” op på Nordre 
Fælled lørdag den 6. juni 2026.

I finder os centralt på pladsen omgivet af 
Dalsgaards Vidunderblå farve, hvor vi sender 
drømme ud i livet. Så står I med en drøm og 
ønske? Så kig forbi og bliv en del af Randers 
Kunstmuseums DRØMMEVÆG, så hjælper vi 
jer med at give liv til jeres drøm.

Standen er åben hele dagen.

Mød os på 
BLÅ SOL
Lørdag den 6. juni 2026

Sig det med 
blomster
Et farverigt kunstprojekt, der sætter  
fokus på vores forbrug af papkrus
 
Den 11. marts fejres Billedkunstens Dag med kunstprojektet Sig det med 
blomster på P-huset City i Fischersgade, Randers. Skoleelever fra Randers 
Kommunes folkeskoler skaber udsmykningen af over 10.000 brugte papkrus, 
sammen med kunstner Anni Holm. 

I Danmark bliver der hvert år brugt 130 millioner engangspapkrus, som er 
fremstillet af forskellige pap-fibre og plastikmaterialer. Der er store forskelle i 
materialerne i denne type engangsprodukter, og det er derfor ikke muligt pt. 
at genanvende dem. 

I forbindelse med det nationale tiltag Billedkunstens dag sætter kommunens 
skolebørn og kunstner Anni Holm fokus på problemet med et stort fælles 
kunstprojekt, hvor børnene har designet deres egne blomster af brugte 
papkrus, som installeres i gitterfacaden på P-huset City.

Måske hjælper det at sige det med blomster fremfor den løftede pegefinger, 
når vi skal ændre vores forbrugsvaner.

Alle er velkomne til ferniseringen på Billedkunstens dag, onsdag d. 11. marts kl. 12. 
 
 Se mere om BLÅ SOL på

blaasol.dk

I 2025 lavede Anni Holm og byens skolebørn udsmykningen 
Mange bække små i år skal det siges med blomster.
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Kalender
Torsdag den 29. januar kl. 17-20

ART BY NIGHT – KREATIV FORDYBELSE EFTER FYRAFTEN

Kom med på vores fyraftenshold og prøv kræfter med forskellige kunst-
neriske teknikker og udtryksformer. Denne torsdag arbejdes der med 
modifikationer sammen med billedkunstner Anni Holm – Overmal, broder 
på og modificer andres kasserede malerier.  
 
Pris (inkl. materialer og en sandwich) 1.200 kr. for hele sæsonen (fem 
gange). 300 kr. som enkeltkursus.  

7. februar - 15. februar kl. 10-16

GÅ PÅ SKATTEJAGT PÅ RANDERS KUNSTMUSEUM

I anledning af skolernes vinterferie inviterer vi alle børn til at gå på skattejagt 
på Randers Kunstmuseum

Det er gratis at deltage, men ledsagende voksne skal indløse billet til 
særudstillingen. 

Søndag den 8. februar kl. 14

OFFENTLIG OMVISNING I AT MALE DET USYNLIGE  

– ARILD ROSENKRANTZ
 
Gratis efter indløst billet til særudstillingen. Tilmelding anbefales

Søndag den 22. februar kl. 14

OFFENTLIG OMVISNING I AT MALE DET USYNLIGE  

– ARILD ROSENKRANTZ 

Gratis efter indløst billet til særudstillingen. Tilmelding anbefales

Torsdag den 26. februar kl. 16

OFFENTLIG OMVISNING I AT MALE DET USYNLIGE  

– ARILD ROSENKRANTZ 

 
Fri entré til særudstillingen og omvisning i forbindelse med aftenåbent den 
sidste torsdag i måneden. Tilmelding anbefales

Torsdag den 26. februar kl. 17-18

KULTUR & COCKTAIL

Kultur & Cocktail er Kulturhusets svar på den velkendte fyraftensøl. En 
afslappende og inspirerende time i fællesskab med andre omkring en 
lækker cocktail og et spændende tema. I mikser selv dagens cocktail, som 
er udvalgt efter temaet. Vi sørger for at tilsætte små skvæt af kunst, historie, 
litteratur og musik – alt efter dagens tema.  
 
Entré 75 kr. Tilmelding via kulturhusetranders.dk

Torsdag den 26. februar kl. 17-20

ART BY NIGHT – KREATIV FORDYBELSE EFTER FYRAFTEN

Kom med på vores fyraftenshold og prøv kræfter med forskellige kunst-
neriske teknikker og udtryksformer. Arbejd med ler efter levende model. 
Denne torsdag arbejdes der med modellering sammen med keramiker og 
tegnelærer Else Salling Falck.  
 
Pris (inkl. materialer og en sandwich) 1200 kr. for hele sæsonen (fem 
gange). 300 kr. som enkeltkursus

Torsdag den 5. marts kl. 16

TORSDAGSDIALOG

Dagens gæstetaler er Tim Rudbøg, lektor i religionsvidenskab og forsker i 
okkultisme og mysticisme, som udvælger et værk fra udstillingen At male 
det usynlige – Arild Rosenkrantz. Læs mere s. 17.

Fri entré. Tilmelding er ikke nødvendig  

Søndag den 8. marts kl. 14

OFFENTLIG OMVISNING I AT MALE DET USYNLIGE  

– ARILD ROSENKRANTZ

 
Gratis efter indløst billet til særudstillingen. Tilmelding anbefales

Onsdag den 11. marts kl. 12. 

BILLEDKUNSTENS DAG - SIG DET MED BLOMSTER 

Fernisering på et farverigt kunstprojekt, der sætter fokus på vores forbrug 
af papkrus. Projektet er skabt af Anni Holm og en række skoleelever fra 

Randers Kommunes Folkeskoler. 

Sted: P-Huset City.  
Fri entré 

Søndag den 22. marts kl. 14

OFFENTLIG OMVISNING I AT MALE DET USYNLIGE – ARILD 

ROSENKRANTZ 

Gratis efter indløst billet til særudstillingen. Tilmelding anbefales

Torsdag den 26. marts kl. 16

TORSDAGSDIALOG

Dagens gæstetaler er Henrik Wivel, dr.phil., kritiker og forfatter og dagens 
værk er Arild Rosenkrantz’ The Pool of Sin fra 1900. Læs mere s. 17. 

Fri entré. Tilmelding er ikke nødvendig  

Torsdag 26. marts kl. 16.30 - 19

BRODERIARRANGEMENT – LIDT BRODERI HAR ALDRIG SKADET

Hør Rikke Mia Skovdals personlige fortælling om hvordan kreativitet kan 
modvirke udbrændthed. Rikke Mia Skovdal er en kunstner og satiriker med 
en mission om at skabe mere trivsel – for eksempel med garn og broderi. Før 
foredraget viser og fortæller Randers Kunstmuseum, Randers Bibliotek og 
Museum Østjylland om broderi og nørklerier i deres samlinger og udstillin-
ger. Arrangementet er inkl. sandwich i pausen.

Entré 250 kr. / Køb billet via kulturhusetranders.dk

Torsdag den 26. marts kl. 17-20

ART BY NIGHT – KREATIV FORDYBELSE EFTER FYRAFTEN

Kom med på vores fyraftenshold og prøv kræfter med forskellige kunstne-
riske teknikker og udtryksformer. Denne torsdag arbejdes der med syede 
akvareller sammen med Else Salling Falck – Eksperimentér med akvarelma-
ling og papirsyning.  
 
Pris (inkl. materialer og en sandwich) 1.200 kr. for hele sæsonen (fem 
gange). 300 kr. som enkeltkursus

2. april - 6. april kl. 11-16

MAL PÅSKEÆG PÅ RANDERS KUNSTMUSEUM

Aktivitet for børn i anledning af påskeferien. 

Fri entré til aktiviteten 

Søndag den 5. april kl. 14

OFFENTLIG OMVISNING I AT MALE DET USYNLIGE – ARILD 

ROSENKRANTZ

Gratis efter indløst billet til særudstillingen. Tilmelding anbefales 

Torsdag den 9. april kl. 16

TORSDAGSDIALOG

Dagens gæstetaler er Lotte Isager, forfatter, antropolog, geograf og muse-
umsinspektør på Holstebro Museum. Læs mere s. 17. 

Fri entré. Tilmelding er ikke nødvendig 

Arild Rosenkrantz:  
The Watcher in the Night, u.å. 
Pastel på papir, 460 x 297 mm. 
Arild Rosenkrantz Samlingen på 
Rosenholm Slot. Foto: Rudi Hass.

Billedtekst

Fredag den 16. januar 2026 kl. 16

FERNISERING PÅ UDSTILLINGEN AT MALE DET USYNLIGE – ARILD 

ROSENKRANTZ

Udstillingen åbnes af journalist og forfatter Poul Pilgaard Johnsen

Fri entré

17. januar - 6. april 2026

AT MALE DET USYNLIGE – ARILD ROSENKRANTZ

Gennem hele sit liv søger den malende baron, Arild Rosenkrantz (1870-
1964), at skabe billeder, der ikke blot skal ses, men virke; som et medie 
mellem det synlige og det usynlige. Rosenkrantz’ ambition om at ”male det 
usynlige” – at gøre sjælelige og metafysiske tilstande billedlige – spejles af 
en bred tendens i kunstverdenen i dag, hvor symboler, myter og spiri-
tualitet igen vækker resonans. Udstillingen viser værker af Rosenkrantz 
fra 1890’erne til 1960’erne i dialog med udvalgte værker af Nikoline Liv 
Andersen (f. 1979), Ditte Ejlerskov (f. 1978), Mie Mørkeberg (f. 1980), 
Alexander Tovborg (f. 1983) og Sif Itona Westerberg (f. 1985). 

Entré 

Søndag den 25. januar kl. 14

OFFENTLIG OMVISNING I AT MALE DET USYNLIGE  

– ARILD ROSENKRANTZ 

Gratis efter indløst billet til særudstillingen. Tilmelding anbefales

Torsdag den 29. januar kl. 16

OFFENTLIG OMVISNING I AT MALE DET USYNLIGE  

– ARILD ROSENKRANTZ 

Fri entré til særudstillingen og omvisning i forbindelse med aftenåbent den 
sidste torsdag i måneden. Tilmelding anbefales 

Carl Milton Jensen: Hedelandskab, 1891. Olie på lærred, 136 x 209,5 cm.
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Torsdag den 30. april kl. 17-20

ART BY NIGHT – KREATIV FORDYBELSE EFTER FYRAFTEN

Kom med på vores fyraftenshold og prøv kræfter med forskellige kunstne-
riske teknikker og udtryksformer. Denne torsdag arbejdes der med grafik 
sammen med billedkunstner Ditte Lyngkær – Prøv kræfter med linole-
umstryk og andre grafiske teknikker.  
 
Pris (inkl. materialer og en sandwich) 1200 kr. for hele sæsonen (fem 
gange). 300 kr. som enkeltkursus

Søndag den 3. maj kl. 14

OFFENTLIG OMVISNING I NINA SAUNDERS  

– LET’S TALK ABOUT THE BABY

 
Gratis efter indløst billet til særudstillingen. Tilmelding anbefales

Onsdag den 6. maj kl. 19 

SKULPTURENS GLEMTE SØSTER: DUKKEN SOM ANIMERET 

BILLEDE FRA OLDTIDEN TIL I DAG

Foredrag ved Hans Henrik Lohfert Jørgensen, Lektor, Institut for 
Kommunikation og Kultur – Kunsthistorie

Med afsæt i Nina Saunders hybride værker udfoldes dukkens vilde væsen 
i kunstens historie samt dens historiske relationer til skulpturen, dukkens 
mere stuerene storesøster. 

Entré 75 kr. Fri entré for Randers Kunstmuseums Venner  

Fredag den 24. april kl. 16

FERNISERING PÅ NINA SAUNDERS – LET’S TALK ABOUT THE BABY

Kunstneren deltager i åbningen
Fri entré

25. april til 26. juli 2026

NINA SAUNDERS - LET’S TALK ABOUT THE BABY

Udstillingen præsenterer nye og udvalgte værker skabt af brugte møbler 
forvandlet til poetiske og foruroligende hybrider. Med sans for håndværk, 
historie og materialers iboende magi udfordrer Saunders vores forestillinger 
om det hjemlige. Hendes værker trækker tråde til avantgarden og surrealis-
men, hvor hverdagsobjekter mødes på overraskende måder. 

Entré

Torsdag den 30. april kl. 16

TORSDAGSDIALOG

Dagens gæstetaler er Thomas Roger Henrichsen, manuskriptforfatter og 
instruktør på DRs program Store danske kunstnere: L.A. Ring. Læs mere s. 17.   

Fri entré. Tilmelding er ikke nødvendig  

Torsdag den 30. april kl. 17-18

KULTUR & COCKTAIL

Kultur & Cocktail er Kulturhusets svar på den velkendte fyraftensøl. En 
afslappende og inspirerende time i fællesskab med andre omkring en 
lækker cocktail og et spændende tema. I mikser selv dagens cocktail, som 
er udvalgt efter temaet. Vi sørger for at tilsætte små skvæt af kunst, historie, 
litteratur og musik – alt efter dagens tema.  
 
Entré 75 kr. Tilmelding via kulturhusetranders.dk

Søndag den 17. maj kl. 14

OFFENTLIG OMVISNING I NINA SAUNDERS  

– LET’S TALK ABOUT THE BABY

 
Gratis efter indløst billet til særudstillingen. Tilmelding anbefales.

Torsdag den 21. maj kl. 16

TORSDAGSDIALOG

Dagens gæstetaler er Karen Friis, museumsdirektør på KØN – Museum for 
kønnenes kulturhistorie. Læs mere s. 17. 

Fri entré. Tilmelding er ikke nødvendig.  

Torsdag den 28. maj kl. 16

OFFENTLIG OMVISNING I NINA SAUNDERS  

– LET’S TALK ABOUT THE BABY

 
Fri entré til særudstillingen og omvisning i forbindelse med aftenåbent 
den sidste torsdag i måneden. Tilmelding anbefales. 

Torsdag den 28. maj kl. 17-20

FÆLLESSPISNING

Fire gange om året inviterer Randers Bibliotek, Museum Østjylland og 
Randers Kunstmuseum til Kulturhusets fællesspisning, hvor vi samles 
om et udvalgt tema og et lækkert vegetarisk måltid. Programmet udvikles 
løbende.  
 
Pris: Kan variere efter aftenens koncept. Tilmelding via  
kulturhusetranders.dk

Torsdag den 28. maj kl. 17-20

ART BY NIGHT – KREATIV FORDYBELSE EFTER FYRAFTEN

Kom med på vores fyraftenshold og prøv kræfter med forskellige kunstne-
riske teknikker og udtryksformer. Denne torsdag arbejdes der med grafik 
med Ditte Lyngkær – Prøv kræfter med linoleumstryk og andre grafiske 
teknikker.  
 
Pris (inkl. materialer og en sandwich) 1.200 kr. for hele sæsonen (fem 
gange). 300 kr. som enkeltkursus

Lørdag den 6. juni

BLÅ SOL

Besøg Randers Kunstmuseum når vi popper op på BLÅ SOL FESTIVAL.

Gratis efter indløst billet til festivallen. 

Søndag den 7. juni kl. 14

OFFENTLIG OMVISNING I NINA SAUNDERS  

– LET’S TALK ABOUT THE BABY

 
Gratis efter indløst billet til særudstillingen. Tilmelding anbefales.

Lørdag den 13. juni kl. 14

ARTIST TALK OG PERFORMANCE MED NINA SAUNDERS

Randers Kunstmuseum inviterer til artist talk og performance med Nina 
Saunders. I samtalen vil Saunders give et indblik i sin kunstneriske praksis, 
sine materialevalg og de fortællinger hendes værker kredser om.

Entré 125 kr. 75 kr. for Randers Kunstmuseums Venner.   
Tilmelding anbefales.

Lørdag den 20. juni kl. 11-14

TEGN EFTER DYR - WORKSHOP FOR ALLE INTERESSEREDE

Kom med til en inspirerende tegneworkshop, hvor Randers Kunstmuseums 
tegnelærer Else Salling Falck guider deltagerne i at tegne efter udstoppede 
vilde dyr i stil med de naturvidenskabelige illustrationer, vi kender fra 
lærebøger og naturhistoriske opslagsværker. Læs mere s. 31. 

Entré: 150 kr. Tilmelding nødvendig. 

Søndag den 21. juni kl. 14

OFFENTLIG OMVISNING I NINA SAUNDERS  

– LET’S TALK ABOUT THE BABY

 
Gratis efter indløst billet til særudstillingen. Tilmelding anbefales 

Hans Henrik Lohfert Jørgensen fordyber sig i dukkens kunsthistorie.

Nina Saunders. Foto DR.
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