Gengivelsesstrategi 
Hvad er det?

Kunst er kommunikation. En kunstner har en bestemt opfattelse af verden. Gennem sit værk ”oversætter” han (sin) verden for os. Vi modtager, fortolker og oplever kunstnerens ”meddelelse”.

Men hvordan har kunstneren gengivet det valgte motiv ? Og hvorfor lige på den måde? Ud fra hvilken tilværelsesforståelse? Hvad vil han fortælle os ved at vælge en bestemt udtryksform? 
Vil han røre vores følelser, vil han sige noget om den menneskelige psyke eller vil han være moralsk,  belærende eller filosofisk. Har han en kunstteori, som skal afprøves eller en abstrakt idé, vi skal forstå? Eller vil han blot kopiere verden, uden at lægge noget af sig selv i det?

· Og hvilken strategi vælger kunstneren for at ”fortælle” os det? 
· Hvilken metode eller måde anvender han til at udtrykke sig?

1) Det visuelt sansede og det oplevede, det mimetiske (ØJET) 
Vil man vise hvordan verden ser ud når vi betragter den med øjet – ja, så er metoden ofte at gengive motivet så naturalistisk og virkelighedsnært som muligt. Hele stiludviklingen fra renæssancen til 1800-tallet viser denne interesse for at gengive virkeligheden.

Men husk! Kunstneren kan have haft forskellige grunde til at vælge denne gengivelsesstrategi alt efter hvilke tanker og ideer om kunsten, der har domineret på det tidspunkt han har skabt sin kunst.

Den tyske renæssancemaler Albrecht Dürer undersøgte– som mange andre kunstnere i renæssancen – naturen med stor interesse og nysgerrighed og forsøgte at gengive den så præcist som muligt (mimetisk). Han kopierede (”mimede”) hvad han så – først og fremmest i sine skitser. I slutningen af 1800 tallet arbejdede skagensmaleren Michael Ancher også naturalistisk,- men forskønnede eller idylliserede til tider sit motiv. Når han viser en seng med en syg kvinde og datteren, der læser for hende – er det ikke sygdommens smerte eller familiens mulige fattigdom vi ser, men en hyggelig familiescene, hvor alting er malet meget ”nydeligt”. Han er mere interesseret i familieidyllen end livets barske sider. 
Popkunstneren Claes Oldenburg bruger realismen i sin burgerskulptur til at ironisere over den amerikansk forbrugskultur, men han har også en interesse i blot at vise os hverdagsgenstandes skulpturelle kvaliteter ved fx. at forstørre dem og dermed gøre dem ”betydningsfulde”. 
Popkunstneren Andy Warhol sagde ofte selv, af han bare ”kopierede” virkeligheden. Men ikke alle betragtere af hans kunst er enige og mener også at der  ligger en kritik af den amerikanske forbrugskultur bag, og måske iscenesatte Warhol bevist sig selv som ”mystisk og sær”. Under alle omstændigheder får popkunsten mimetiske gengivelse af virkeligheden os til at tænke over den kultur, vi præsenteres for og nogen vil opfatte den positivt, andre negativt.

Så gengivelsesstrategien (det mimetiske/øjet) hos ovennævnte kunstnere er den samme, men de vælger det realistiske billedsprog af forskellige grunde.  Men fælles for dem er, at de alle kan have siddet foran motivet og kigget på det de ville male..
Ismer/perioder præget af ”øjet” er bla.:  Antikken, renæssancen, realismen, impressionismen, popkunsten, hyperrealisme, postmodernismen.

2) Den indre psykologiske virkelighed og fantasien (FØLELSEN).
Kunstneren ønsker gennem sit værk at udtrykke kærlighed, sorg, glæde, had, smerte eller fx angst/indre sindsstemninger. Det kan fx udtrykkes ved figurernes ansigtsudtryk og indbyrdes placering eller billedlige virkemidler – så som farven, linjen og lyset. Hvor ”øjets” gengivelsesstrategi ofte er karakteriseret ved at selve stilen er naturalistisk eller realistisk, så kan en kunstner der arbejder med følelsens gengivelsesstrategi både udtrykke sig realistisk og abstrakt – figurativt eller non-figurativt. Følelsen – eller ønsket om at vække følelser hos beskueren kan man finde mange eksempler på i kunsthistorien. Det interessante er at virkemidlerne for ”følelsens” gengivelsesstrategi ofte har visse fællestræk. Stilen er ofte ekspressiv og  dynamisk med bevægelser og diagonale linier, kraftige eller kontrastfyldte farver. 
Nogle kunstnere kunne have et ønske om at vække nationalromantiske følelser eller måske religiøse følelser hos beskueren, andre ønsker spontant at udtrykke følelser, de selv har og som de kanaliserer ud gennem værket. Man kan sige at tendensen til at udtrykke ”sig selv” som kunstner bliver større og større efter det moderne gennembrud (1870), hvor kunstnerne bliver mere subjektive og ”selvoptagede” i deres kunst. 

(Ismer/perioder især præget af ”følelsen”: barokken, romantikken, ekspressionismen, surrealismen og symbolismen, abstrakt ekspressionisme).

3) Filosofi, fornuft og etik/moral, idé (TANKEN).

Strategien der anvendes tager udgangspunkt i en forestilling om, at kunsten kan bruges til at kommunikere noget filosofisk, belærende eller opdragende, noget moralsk eller idealt. Kunstneren kan også have en særlig intellektuel og tankebaseret tilgang til kunsten, der så kommer til udtryk ved at han arbejder ”konceptmæssigt” – og ”ideen” kan blive vigtigere end det æstetiske udtryk (altså ønsket om at gengive ”det smukke/skønne”) – tænk fx på Duchamps ”Fontæne”. Værkets formmæssige udtryk er ofte stramt, enkelt og klart med en præcist defineret form -  hvad enten den er figurativ eller nonfigurativ, eller der er tale om maleri eller skulptur. 

(Ismer især præget af ”tanken”: Antikken, Middelalderen, Renæssancen, Nyklassicismen, kubismen, futurismen, samtidskunst/konceptkunst).

Gengivelsesstrategi og valg af udtryksmåde – det lineære vs. det maleriske. 
(DEN NØRDEDE KUNSTHISTORISKE FORKLARING)
Kunsthistorikeren Heinrich Wölfflin skabte i begyndelsen af det 20.århundrede i sin  analyser af renæssancen (1400-1500) og barokken (1600) to modsatrettede begreber:  Det lineære og det maleriske. 

Italienerne talte selv i 1500-tallet om forskellen mellem ”Disegno” (tegning) og ”Colore” (farve), som to forskellige forståelser af kunsten, der dominerede tiden. Det lineære/disegno  var dominerende i Firenze og det maleriske/colore var dominerende i Venedig. De florentinske kunstnere havde en mere intellektuel teoretisk indgangsvinkel til kunsten og brugte meget konturstreg, afdæmpede farver og havde en mere ”streng stil”, mens de venezianske kunstnere var præget af lyset og vandet i Venedig og elskede at arbejde med farver og tingenes stoflige karakter i deres værker. De malede stoffer og genstande med stor fornemmelse for genstandenes overflade og den følelse man ville have, hvis man rørte dem.
På samme måde så Wöllflin lignende forskelle mellem renæssancen og barokken, idet  han karakteriserede renæssancen som lineær og barokken som malerisk.

Overfører vi dette til begrebet gengivelsesstrategi, kan man sige at der er en tendens til at hvis en kunstner arbejder med en gengivelsesstrategi domineret af tanken (fornuften) – så vil han stil eller udtryksmæssigt lægger sig hen efter det lineære og omvendt vil en kunstner, der arbejder mere ekspressivt – altså følelsesbetonet - lægger sig efter den maleriske stil. Og det uanset om han arbejder naturalistisk, abstrakt, figurativt eller nonfigurativt.

Tanken                                   Følelsen

Lineært                                    Malerisk

Intellektuelt                             Sanseligt

Statisk                                     Dynamisk

Geometrisk                             Organisk
Konstrueret                             Spontant

Objektivt                                 Subjektivt

Glat tekstur                             Ujævn tekstur

Harmoniske/grundfarver        Stærke farver, kold-varm kontraster

Monokromt/jordfarver            Komplementærfarver

Konturstreg                             Utydelig diffuse konturer 

Lige linjer                               Linjer i bevægelse – diagonaler

De kunsthistoriske perioder er dog ikke ens i valg af gengivelsesstrategi. Altså sådan at man kan sige, at alle i 1500-tallet havde samme strategi. Det kan være nemmere at kategoriserer en isme – fx kubisme eller impressionisme ud fra en bestemt strategi, fordi det er tale om en gruppe kunstnere, der arbejder med et ensartet stiludtryk. 
Historiske perioder er derimod ikke helt så nemme at skære over en kam. Fx. kan man sige at renæssancen både har eksempler på ”øjets” gengivelsesstrategi, da man arbejde hårdt på at skabe virkelighedsillusion i billeder og skulptur. Man studerede naturen intenst. Men Michelangelos skulptur ”David” eller Rafaels ”Skolen i Athen” og Botticellis ”Forår” er værker, der er skabt på baggrund at studier af den græske antiks kunst og idealer, plus en sammentænkning af kristen tankegang og græsk filosofi - og for Botticellis vedkommende også antik poesi. Og kunstnerne beskæftiger sig derfor ikke med noget kunstneren havde ”set i virkeligheden”– men derimod med en idé han havde om disse idealers udtryk. Så her er det ”tanken” og interessen for ”det åndelige”, der dominerer. Man ønskede at fortælle om både religiøse ideer og antikke tanker og idealer. Man ønskede at udtrykke et verdensbillede, som det tog sig ud i 1500-tallet. Men stilmæssigt – altså i deres udtryksmåde – ja, der anvender de en ”øjets strategi” – naturalismen.
Værkeksempler:

Vi skal se på 4 værker, der alle beskæftiger sig med det samme tema, men til forskellige tider i kunsthistorien – og med brug af forskellige gengivelsesstrategier. Renæssancekunstner Giorgione har malet ”De tre aldre” med stor realisme. Han gengiver de tre personer og deres alder helt som vi kender dem, og de kunne i princippet være personer fra han egen familie. Det er ikke meningen, at vi skal forstå personernes følelser, men mere deres position og opgave i livet (barnet, der undervises af den unge mand og den (kloge) ældre mand, der kigger på os med sit livserfarne blik). Giorgione udtrykker dette i maleriet v.hj. af personernes udseende, indbyrdes placering, blikke og bevægelser, samt farvernes skift mellem nuancer af rødt og grønt, som man godt kan læse symbolsk. Men grundlæggende forsøger han at være tro overfor virkeligheden i sin gengivelsesstrategi.
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 Giorgione 1505
Den spansk surrealist Salvador Dalì maler ting vi kan genkende og så alligevel ikke. Former og figurer i hans  billeder virker umiddelbart genkendelige og linjerne er også umiddelbart klare og kontrasterne skarpe. Men ser vi nærmere på Dalìs billeder begynder formeren at ”smelte”, linjerne fører over i andre linjer, der skaber nye figurer og universet han beskriver for os er mystisk og ikke umiddelbart genkendeligt. Man kan sige at han driller os, ved at skubbe til vores umiddelbare aflæsning af billedet, hvor vi tror at ”det vi ser, er noget genkendelig”. Men det er snydebilleder – som skifter fra at forestille en mund og næse til pludselig at forestille en kvinde set bagfra. Dalì arbejder med en følelsernes gengivelsesstrategi og bruger samtidig en øjets strategi rent formmæssigt – naturalisme - til at udtrykke sig om det underbevidste, vores drømme og erindringer. ”De tre aldre” er her tre buster af ansigter, der samtidig transformeres til mentale landskaber og andre figurer (kvinder (moderen) + den lille dreng), der er en del af det voksne menneskes psykologiske bagage. Andre surrealister som danskeren  Wilhelm Freddie og belgieren Renè Magritte arbejde med et lignende formsprog. Men der findes andre surrealister, som arbejdede med et langt mere organisk og ekspressivt formsprog – fx den spanske maler Mirò og tyskeren Max Ernst. Hver især ønsker de at kommunikere noget pykologisk men metodemæssigt vælger de forskellige strategier.
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                                        Salvador Dalí 1940 ”De tre aldre”
Den norske maler Edward Munch kaldes for symbolist, malede fra slutningen af 1800-tallet og ses som en forløber for den ekspressionismen, der opstod som egentlig kunstnerisk retning i Tyskland i tiden før 1.Verdenskrig. Munch er mest kendt for sit værk ”Skriget”, som de fleste kender og som kan holdes op som arketypen på et følelsesspækket ekspressivt maleri. Munch brugte maleriet til at udtrykke følelser af glæde, sorg og ikke mindst - angst. Han havde et problematisk forhold til kvinder og det ses i mange af hans værker. Munchs gengivelsesstrategi afspejler sig i den måde han arbejder med komposition, penselstrøg og farver på. Stilen er ikke naturalistisk – men dog figurativ, da vi kan se hvad det forestille, penselstrøgene er kraftige og voldsomme og farverne er stærke og kontrastfyldte. De kan aflæses som udtryk for psykologisk tilstande og kan hos Munch opfattes symbolsk (heraf navnet til ismen: symbolisme). 
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Edvard Munch ”Livets Dans”, 1905

I ”Livets dans” får vi en skildring af tre stadier i kvindens liv. Umiddelbart befinder vi os på en grøn eng nær det blå hav, hvor mænd og kvinder danser i solnedgangen. Men ser man grundigere efter og læser billedet fra venstre mod højre får vi pludselig tre forskellige historier udtrykt ved de tre kvinders ansigter, kropsholdninger, farver (hvid, rød og sort) og blikke. Bag dem udfolder der sig andre historier – fx. Manden der griber begærligt, (månesygt?) og grøn i hovedet, om en af kvinderne, og månen og måneskinnet, der danner et seksuelt symbol for det mandlige og det kvindelige kønsorgan (noget man ser i flere af Munchs billeder). Tænk over hvor forskelligt Munch opfatter livets stadier sammenlignet med renæssancemaleren Giorgione – især alderdommen fremstilles helt forskelligt.. Og hvad med opfattelsen af manden og kvinden?

En helt anden måde at udtrykke sig omkring livets gang finder vi hos samtidskunstneren Chantale Delrue, en tasmanisk kunstner i værket ”Circle of life” fra 2007. I samtidskunsten er det svært at pege på fælles tendenser, da de fleste kunstnere arbejder helt individuelt. Chantale Delrue vælger en helt anden måde at udtrykke sig om livet gang, end de andre kunstnere vi har set - idet hun arbejder med et helt abstrakt formsprog i sin skulpturelle form; En stor cirkel skabt af små sorte kulstykker. Ser man på andre af hendes værker, kan man se en stor interesse for naturen i det hele taget. Det cirkulære findes selvfølgelig som form i naturen, men det er ikke en øjets gengivelsesstrategi, vi ser her. Cirklen har gennem hundredevis af år været symbol for livet, symbol for solen, årets gang, det evige, det guddommelige, det perfekte, troskab, gentagelsen og  genfødslen... Cirklen indgår i besværgelser, religiøse ritualer og magi. ja cirklen som abstrakt symbol går igen i mange kulturer. Når Delrue således vælger en cirkel – så trækker hun på vores viden om hvad den abstrakte cirkel symboliserer og skaber ved en henvendelse til vort intellekt på den måde mening for os som beskuere. Så hun arbejder med en idè om livet, som hun udtrykker i et nonfigurativt abstrakt formsprog ved en cirkulære form i kul – og anvender derfor en ”tankens” gengivelsesstrategi. Kullet anvender hun måske fordi det er 1000 årigt presset dødt træ, der kan genanvendes og brænde – og dermed give varme og liv igen – og på den måde indgå i en ny ”livscyklus”.
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Chantale Delrue

”Livets cirkel” 2007

