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Peach Corner er grundlagt på den præmis, at keramik ikke bare er et materi-
ale eller en teknik, men også et felt, som med sin egen mangfoldige historie 
spænder over design, kunsthåndværk og billedkunst i et frit flydende og 
gensidigt befrugtende miskmask. 

Beholderen har til alle tider været et omdrejningspunkt i keramikken, og 
INDHOLD vil vise nogle af de beholdere i dansk keramik, som har gjort 
mest indtryk på os gennem alt den tid, vi, Gitte og Ole, har beskæftiget os 
med keramikken. Vi har valgt nogle af de ting, som i vores optik kom med 
et interessant bud på beholderen som type. Ting, som bliver ved med at 
spøge i bevidstheden og derfor tåler gensyn!

Udstillingen spænder beholderen som type ud i så bredt og komplekst et 
felt som muligt. I valget af objekter er vi gået efter, at definitionen af objek-
tet som beholder trækkes ud mod yderpolerne af et spektrum, som spæn-
der helt fra hverdagens mest basale funktioner til konceptuelle, skulpturel-
le og måske ligefrem eksistentielle spørgsmål. Der indgår derfor alt fra et 
askebæger, en ’kaffemaskine,’ en urne og en keramisk paryk til fortællende 
billedvaser og mere abstrakte værker. De 25 udvalgte genstande afsøger 
tilsammen det hybride felt, som keramikken har rummet gennem tiderne. 
Som symbolske, dekorative, satiriske, æstetisk eksperimenterende og sam-
fundskommenterende objekter indgår de i den malstrøm af materiel kultur, 
vi befinder os i. En samling beholdere, som konstant undslipper en enkel 
definition og morfer sig ind og ud af forskellige genrer. Er det en funktionel 
ting, en skulptur, en krukke, en prototype, en materialiseret tanke, et rent 
eksperiment? Svaret for de her udstillede genstande blæser i vinden, for de 
fleste lader sig ikke partere. De er ikke enten-eller, de er både-og, og netop 
deri ligger deres styrke. 

Udstillingen er på alle måder opstået i et tæt samarbejde mellem os. Dels for 
at komme så vidt omkring emnet som muligt, dels for at fordele opgaverne 
imellem os. At udvælge tingene og at skrive teksterne om de inviterede kol-
legaer  og deres værker har selvsagt været en væsentlig del af projektet. 
Både angstfremkaldende, svært og sjovt. Teksterne er aldeles subjektive!  
Vi har forsøgt, så godt vi kunne, at åbne for værkernes INDHOLD.

Gitte Jungersen og Ole Jensen
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Anne Tophøj
Ærteskål (1997)

Ærteskål stammer fra projektet ’Kultiveret primitivitet – fra hånden i munden,’ 
som blev vist i Udstillingssted for ny keramik i 1997. Her indgik ærte-
skålen i et helt spisestel, som stod på et sirligt opdækket bord. Spisestellet 
er formet så groft, at det ligner noget, der er ’smurt ud i form,’ som om der 
er tværet rundt i en tyk gang mudder. Det er gjort med de bare hænder. 
Herefter er der taget aftryk i gips og støbt i flydende porcelæn. Så er der 
sat en fin, lille fod på – en snoet, lille porcelænspølse – og til sidst glaseret 
med en smuk, blank glasur. Det er primitivt og alligevel fint. I 1997 var det 
et udtryk, der føltes meget nyt i keramikken. I dag ser jeg det ’primitive’ 
overalt, hvor interessen for det ukontrollerede og naturkraften i materialet 
nærmest er trendy. På sin vis er det et udtryk, som passer godt ind i den 
anti-position, som kunsthåndværket på mange måder har indtaget siden 
industrialiseringen. Da industrien gjorde brugstingene glatte, perfekte og 
uden spor efter deres tilblivelsesproces, indtog kunsthåndværket den mod-
satte position og opfyldte behovet for det tydeligt håndlavede, det rustikke 
og unikke. I dag er det vel især manglen på ’touch’ i vores fysiske omgivel-
ser, som skaber et sugende begær efter det taktile og håndlavede og derved 
har gjort kunsthåndværket efterspurgt igen.  

I ærteskålen er håndværket ved første øjekast så undergjort, som det kan 
blive. Skålen er bare lige mudret op. Det hele er dog gjort så demonstra-
tivt, at vi hurtigt fatter, at vi ser på et statement – et stykke critical design. 
Ærteskålen er i nær familie med for eksempel Gunnar Ågård Andersens 
skumstol – og i det hele taget 60’ernes ’process art.’ Men det fede ved Anne 
Tophøjs projekt er, at hun samtidig er en så fandens dygtig håndværker. 
Det her ser nemt ud, men det er klassisk ballet omsat til håndværk, og net-
op derfor får det en raffineret lethed: Vi svæver med Anne og tror på, at vi 
da også kan springe halvanden meter op i luften og spinne rundt om os 
selv. ’Den dér kan jeg da selv lave’ … Nej du kan ej! For det kræver en gips-
form med 14 kiler, men bliv bare i troen, det er det, der er meningen. Det er 
lige præcist ultra-kultiveret primitivitet. 

Anne insisterer med sin ærteskål på legen og friheden til at eksperimentere. 
Hun peger med sin mudderfinger eftertrykkeligt på, at formgivning starter 
i barndommens plørekøkken, og så gælder det ellers om at stå imod PISA-
test og hamsterhjul og aldrig holde op med at lege. Aldrig! 
	 (GJ)
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Bente Hansen
The Temple (2017)

Bente Hansens mere end 50 års virke og erfaring er indlejret i denne kruk-
ke. The Temple er udført med en fuldmoden sikkerhed. 

Nu kunne jeg fortælle om beholderen som keramikerens tredimensionelle 
svar på maleriets hvide lærred. Om, at dette tredimensionelle ‘lærred’ er 
ovalt og danner en flydende strøm af skiftende kompositioner, som blikket 
må følge, når objektet drejes. Jeg kunne skrive noget klogt om, at et stykke  
keramik rummer formelle greb fra både skulptur og maleri. Jeg kunne 
skrive om beholderens indre rum, som er sugende silkemat og dybt sort. 
Jeg kunne også skrive om, at denne genstand kan løftes forsigtigt, mens 
hænderne mærker dens overraskende lethed. Jeg kunne fortolke værket 
i al dets formelle vælde og prise den dygtighed, hvormed det er udført. 
Hvordan det stringente mødes med en organisk, vibrerende blidhed, som 
materialet tilføjer. Jeg kunne skrive om glasurerne og den fornemmelse af 
jord og metal, som er omsat til disciplineret, stoflig fylde.

Alt dette handler The Temple i sin abstrakthed utvivlsomt om, men det er jo 
alt sammen blot virkemidler. Så jeg vil hellere skrive om de sansede glimt, 
som The Temple vækker i mig. For bag enhver abstraktion ligger der en 
sansning af verden, en sugen omgivelserne ind. En hjernens filtrering af 
stof, lys og form. Sansninger af dagligdag og verdenskunst. Hvad Bente 
præcist har sanset og omsat, ved jeg ikke, men for mig vækker The Temple 
glimt af erindringer om lys og mørke. Om at være i et rum, hvor mørket 
svøber sig omkring hjørnerne og bløder rummets konturer op, og der in-
derst inde i rummet er så mørkt, at alt forsvinder i en sugende, fløjlsblød 
sorthed. Erindringer om at være i et rum, hvor et lys fra siden trækker søjler 
og indgange op som lodrette linjer. Om glimt af strålende refleksioner og 
forgyldninger, som lyser op i religiøse rum jorden rundt for at tilbede det, 
der er større end os selv. 
	 (GJ)
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Bente Skjøttgaard
Grøn rod (2005)

Danmarks ældste træ, Kongeegen, skønnes at være mindst 1500 år gammel, 
og enhver, der har stået foran det i Jægerspris Nordskov, må overvældes 
af tanken om, at træet spirede frem i jernalderen og vitterligt har stået der, 
mens danskerne gik fra asetro til kristendom. Kongeegen er hul, og mi-
kroorganismer har for længst startet nedbrydningsprocessen, så kun den 
yderste skal lever og transporterer vand og næringsstoffer fra rødderne til 
bladene. Det er, som om den på én gang er død og levende, eller måske 
strækker den snarere sine lange grene ud over den slags småtskåren, kate-
gorisk tænkning som en kroget og mærkelig myte. 

Grøn rod er nok det værk på denne udstilling, som går længst ind i at ligne  
noget. Noget fra naturen, der er omsat til keramik. Grøn Rod er ganske  
genkendelig som netop det, den hedder. Det ligner det stykke på et stort, 
gammelt træ, hvor stammen går over i roden. Som sådan indgår den i en 
lang række af krukker fra keramikkens historie og er nært beslægtet med 
et hav af objekter, der mimer alt fra græskar til blomkål. De fleste af dem, 
jeg kommer i tanker om, er dog struttende organiske former, som bekræfter  
den spændstige oplevelse af at være fuld af liv. Her er vi på vej et mørkere 
sted hen. 

Grøn rod er modelleret groft op, og Bente har ladt sporene efter fingrenes 
trækken i det grove ler stå frem uden yderligere bearbejdning. Havde det 
været en tegning, var den gjort med kul, råt og smudsigt. Den ydre form 
står blot let abstraheret, muligvis bygget efter en konkret rod, hun har set i 
skoven? Men formen er bygget som en tynd skal; det er næsten blot barken, 
der står tilbage her. Den indre form følger den ydre, som ser vi på noget, 
der er hulet ud. Det er, som om opløsningen allerede har transformeret den 
tætte træstamme til et hulrum. Grøn rod er glaseret med en tyk, grøn glasur, 
der smelter og flyder på lerets grove overflade, så kanter og små fremspring 
står mørkere frem. Glasuren ligner nærmest en levende substans, som et 
vådt lag af mosser og alger, der nu omsætter næring fra det døende til nyt 
liv. Der er en tung og sumpet lystfuldhed i forgængeligheden. Husk, du er 
så heldig, at du skal dø. 
	 (GJ)
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Bodil Manz
Sun (2024)

En Bodil Manz-udstilling og en Bodil Manz-ting har for mig altid været 
omgærdet af en slags højtidelighed og ærefrygt. Naturligvis ikke i forhold 
til Bodil, for hun er såmænd ikke så højtidelig, men netop i forhold til tin-
gene. Tingene indgyder respekt og dannelse.

Bodil Manz har været vidt omkring i stentøjets og porcelænets muligheder 
og begrænsninger. Det er dog for de fleste keramikere et lod, at særligt ét 
udtryk bliver en signatur for hele ens virke og oeuvre. Og her er de ultra-
tynde og gennemskinnelige, cylindriske porcelænsskåle svære at komme 
udenom. De kan være udført med rene farveflader, der skarpt og spidst  
accentuerer det ekstremt tynde, hvide porcelæn. De kan også være med  
sarte, vibrerende streger i geometriske mønstre og nogle gange så afhol-
dende og minimale i udtrykket, at man nærmest frydes ved stilheden og 
fraværet. Det hele fordrer selvklart ypperligt håndværk og er temmelig  
sikkert meget svært og tidskrævende. Men jeg vil helst ikke kende det eller 
høre om det. En Bodil Manz-skål vil jeg have lov til respektfuldt at værd-
sætte som værk. Som det sublime stykke keramik, det er i sin blotte væren. 
Helt umuligt til nogen form for brug eller konkret indhold. I al sin raffinerede 
skrøbelighed og sarthed er skålen indholdet i sig selv. Og jeg tillader mig at 
tilføje, at den er så fin og raffineret, at den samtidig kan lede tankerne hen 
på kvaliteterne ved en helt almindelig, profan dejskål.  

Bodil er rundet af ’det moderne’ og er vel at betragte som minimalist. Hun 
er et koryfæ i dansk og international keramik, og hendes værker indgår i 
de betydeligste samlinger i verden. Bodils seneste store separatudstilling, 
Thin as Paper, hos Gallerie MøllerWitt i København, var en opvisning i hen-
des evner for at komponere og frembringe disse enestående, minimalistiske 
skåle, og for at koreografere en samlet udstilling. Og det allerbedste! Hun 
bliver ved med at udvikle serien af cylindre til nye højder og udtryk. Sær-
ligt værket Sun – udført radikalt og minimalt med hele flader i ren gul og 
ren rød – udstrålede en hidtil uset intensitet og tiltrækkende varme i Bodils 
ellers typisk forfinede og underspillede udtryk. Og hvor bliver jeg glad og 
varm, når en i øvrigt ’cool’ og estimeret, gammel keramiker – undskyld 
Bodil – udviser mod og format til, endnu en gang, at give den yderligere 
gas på alle sine tangenter. 
	 (OJ)
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Christin Johansson
Urnemagersken (2022)

’Her hviler støvet efter …’, stod der på en gravsten fra 1885, som jeg næ-
sten dagligt gik forbi på Assistens Kirkegård den sommer, jeg gik lange 
ture med et svedigt, lille spædbarn, som kun sov, når barnevognen kørte. 
Jeg havde næsten lige født et barn – et nyt menneske. Det var svimlende 
at forstå, at her mellem de blomstrende træer hvilede støvet efter mange, 
mange mennesker. Jeg kan ikke lide at tænke på døden, jeg kan ikke lide at 
tænke på, at mine børn engang skal dø. Men det er sådan, det er. Vi går alle 
i opløsning, bliver til støv og atomer, som spredes og indgår i nye konstel-
lationer. En smule kalk fra mit barns knogler kan engang om 1000 år indgå 
i en mandel, som et nyt, lille barn lykkeligt gnasker i sig. Vi skal alle give 
slip og gå videre.

Når døden sker, er der brug for ting. Der skal skaffes en kiste eller en urne. 
Det er sådan, det er. Hos bedemanden står der ofte en urne i vinduet for 
at vise, at her bliver døden konkret – her skal afskeden have form. Urnens 
funktion er ikke blot at indeholde asken. Urnen er følelser, sorg og omsorg, 
som skal rummes. Hvis jeg googler ’køb urne,’ får jeg en vifte af urner i 
keramik, men også i pap, filt og andet bionedbrydeligt samt et askespred-
ningsrør med en påtrykt solnedgang. Da jeg når til ’urner til de små har vi 
til fast pris, 795 kr.’, undslipper der mig et vantro fnis. Det er værre end en 
tur i IKEA. Det er ikke til at bære. 

Christin Johanssons alter ego, Urnemagersken, ved, at i de pårørendes  
bevidsthed er asken stadig en elsket person. Med omsorgsfuld samtale  
inddrager hun de efterladte i processen med at skabe en unik urne, hvor  
følelser for den døde formes i ler. Sorgen gives form, den gøres håndgri- 
belig. I en video på sin hjemmeside optræder Urnemagersken i et omhyg-
geligt iscenesat rum. Her er stearinlys og en kæmpestor bog, som inde-
holder remedier til skitsering af urnen. Urnemagersken befinder sig i fæl-
lesmængden mellem design, kunsthåndværk og billedkunst. Hun agerer i 
kunstens rum for med hele sin krop og hele sit væsen at lede efter en bedre 
måde at gøre tingene på. Er Urnemagersken et performativt kunstværk? 
Er hun designer? Er hun keramiker? Er hun det hele på en gang? Er hun 
en engel? Er hun virkelig? Urnemagersken bevæger sig frit fra kunsten ud 
i livet og ind i døden. Hun vil oprigtigt gerne tage din hånd og gå med dig 
gennem sorgen. 

(GJ)
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Christina Schou Christensen
Soft stand, blue (2015)

Christina Schou Christensen har sat sig både tungt og befriende let på et 
keramisk fænomen: Glasur, der løber ud af huller og åbninger og danner 
det endelige værk. På den ene side er det keramisk nørderi, på den anden 
side er udkommet umiddelbart betagende for folk i almindelighed. Børn 
og voksne. Hvem kender ikke fascinationen ved at se en tyktflydende mas-
se løbe ud af et hul og ned på et underlag. Fascinationen ved at betragte, 
hvordan der først dannes en lang, blød spiral, der langsomt forener sig i en 
sammenhængende enhed.  En slags instinktiv nydelse af noget, der er stør-
re og mere fantastisk end det, man kan planlægge og kontrollere.

Det udstillede værk er et ikonisk eksempel på Christinas arbejde med ler og 
glasur. Det fordrer givetvis mange foranstaltninger, forberedelser og stor 
erfaring, inden et sådant værk kan tages ud af ovnen, og hun kan sikkert 
kontrollere processerne et stykke af vejen. Nogle gange skal man som ke-
ramiker alligevel også have lov til at være særligt heldig. Som processuel 
keramisk kunst er værket i befriende grad friholdt for personlig dygtighed 
og pertentlig håndværksekvilibrisme. Den simple beholder, hvorudfra gla-
suren flyder, er bevidst formet med ’barnlig,’ let hånd. Glasuren, der flyder 
ud, former til gengæld sig selv og danner i al sin glans og skrøbelighed en 
enestående kontrast til det naivt menneskeskabte. Processen er og bliver 
selve værket. Og vel at mærke ikke som tørt, akademisk stof, men som 
umiddelbar attraktion. Er forholdet mellem menneskets begrænsninger og 
naturens styrke måske også på spil? Det er nok at overfortolke, men jeg 
lader det alligevel stå …

Første gang, jeg så Christinas glasurværker, blev jeg i hvert fald så benovet, 
at jeg nærmest var parat til lægge alle fornuftige hensigter og al kulturelt 
refererende formgivning på hylden. Det skal man naturligvis ikke, og det 
gør hun jo heller ikke. Hun har tværtimod, ved at dechifrere og tingsliggøre 
processerne og materialernes egenskaber, udvidet formgivningens rammer 
og udfriet en indestængt længsel efter at sætte ’det at skabe’ mere fri. 

(OJ)
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Claydies / Tine Broksø & Karen Kjældgård-Larsen
Donna (2003)

Det var til at halvhøjtideligt middagsarrangement i det hedengangne ud-
stillingssted for keramik Galleri Nørby, at jeg første gang overværede en 
Claydies-catwalk. Akkompagneret af et live-band på klarinet, trommer 
og rumsterstang kom Karen og Tine som kejtede artister, udklædte som 
pop-figurer, svansende ned gennem lokalet med keramiske parykker på 
hovedet. For indimellem at svinge dem i store buer blandt publikum og 
afslutningsvis sætte dem som skåle på podier. Indrømmet, medens det hele 
stod på, krummedes mine tæer instinktivt under bordet. Godt, det ikke var 
mig. Det her show overskred alligevel mine forudindtagede grænser for, 
hvad keramikere skal finde på – og stå model til. Lidt senere, da roen havde 
lagt sig, viste de mange forskellige frisureskåle sig heldigvis også som selv-
stændige keramikværker. Vildt godt lavede, sjove og ’slikkede’. Og fremfor 
alt som vigtige efterladenskaber fra et modigt show og en konceptuel ide.   

Her, en del år senere, kan det næppe overvurderes, hvilken betydning, 
Claydies’ catwalk har haft for keramikkens og kunsthåndværkets opblom-
string og relevans i nutiden. Ved at vende keramikken på hovedet, perfor-
me, investere sig selv og gøre sig fagligt sårbare, agiterede de for at udvide 
rammerne for kunsthåndværk. Og det lykkedes: Med frisureskålene og de 
iscenesatte shows eksponerede de det på en ny måde. De gjorde ganske 
enkelt rettidig og effektiv reklame for dét at være keramiker og kunsthånd-
værker. Høj musik, fest og farver og skåle med pomadehår er måske ikke 
det mest fremtrædende lige nu. Verden står jo ikke stille. Når nye genera-
tioner alligevel har taget kunsthåndværket til sig, ikke bare som en traditi-
onsbunden men også en hyper-aktuel og vedkommende kunstform, så kan 
Claydies’ indsats tilskrives en stor andel. Med frisureskålene tog de toppen 
af selvhøjtideligheden og den gode smag, for med underholdende midler 
generøst at inkludere et nyt publikum og få mange flere til at interessere sig 
for – og udtrykke sig gennem – kunsthåndværk. 

Mange af de oprindelige frisureskåle befinder sig nu i samlinger og hos lyk-
kelige ejere. Til udstillingen har vi været heldige at låne Donna af Claydies 
selv. Ikke nødvendigvis den mest sprælske model, men det betyder mindre. 
I nærværende sammenhæng er det modet og ideen, der har talt. 

(OJ)
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Flemming Tvede Hansen
Movement 1 (1997)

Når jeg underviser i keramisk glasur, begynder jeg altid med at vise bille-
der af et lille fad fra 900-tallets Korea. Fadet er sådan et godt sted at starte, 
fordi det rummer det fineste og enkleste ved keramik. I overfladen er der 
udskåret et svagt relief af en stiliseret blad-ornamentik. Et menneske, som 
vi i dag intet ved om, har iagttaget bladene på et træ og forsøgt at finde 
forståelse for måden, bladene vokser på, og for strukturen i deres eksistens. 
Iagttagelserne er omsat til et mønster og præget i ler. Oven på leret er der 
en helt enkel glasur, en celadon, der sandsynligvis blot består af en feldspat 
fra nærmeste bjerg, måske tilsat lidt kridt. Da glasuren smeltede, flød den 
næsten som vand og lagde sig i søer i relieffets dybder. Fadet er det enkleste 
og skønneste udtryk for et menneskes fortolkning af naturen: Det er jord, 
ild og smeltet sten forenet i et poetisk åndedrag. 

Nu, 1100 år senere, er det på mange måder det samme, der sker på  
Flemming Tvede Hansens store fad. Stiliseringen af naturen er her gjort 
endnu enklere. Fotografiet blev opfundet i 1800-tallet og har gjort det mu-
ligt for mennesket at fastfryse og studere naturens bevægelse i et splitse-
kund. Mikroskopet har for længst åbnet for at studere alt på mikro-niveau, 
og computerprogrammer gør det i dag muligt at simulere naturens fysiske 
fænomener gennem matematiske modeller. Vi kan nu se det, der ellers er 
for småt, og det, som bevæger sig for hurtigt for vores menneskelige sanser.  

Flemming har benyttet et software-program, som man også bruger til at 
skabe animationsfilm med. Den helt simple hændelse at en dråbe falder og 
rammer et vandspejl, er således simuleret og fastfrosset i tre stadier, hvor-
efter den er omsat til tre keramiske fade. Simuleringen viser dråben, der 
rammer og hvælver op i et stort blop for derefter at falde og sprede ringe 
i overfladen. På denne udstilling er første stadie, Movement 1, vist. Her er 
form og ornament blevet ét, og selve bevægelsen er blevet til et stiliseret 
ornament; et udtryk for et fænomen i naturen. En lerplade er formet som 
dette stadie af bevægelse, og som på det koreanske fad er ler-fladen dækket 
med celadonglasur og brændt i en gasovn. En ’uren’ afbrænding af gassen 
har medført en aflejring af sod. Det er egentlig en fejl, man oftest prøver at 
undgå, men her fremhæver det på skønneste vis formens store, bløde blop. 

De må have set det samme, den anonyme koreaner fra 900-tallet, og  
Flemming i 1997, de må have undret sig over verdens fortryllelse. 
 

(GJ)
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Gitte Jungersen
Blue #18 (2022)

Gitte Jungersens værk Blue #18 er hårdt som sten, dunkelt blåt og foruroli-
gende. Værket er et udkomme af hendes projekt Ruin i 2022, og det er tyde-
ligt at nedbrydende kræfter er på spil. Hvor ukontrolleret værket end tager 
sig ud, er der nok ingen tvivl om, at Gitte nøje planlægger og iscenesætter 
for at give tingene det indhold og det udtryk, hun går efter. Og noget skal 
jo konstrueres og opbygges, inden det kan gå i forfald og i ruin. Hvordan 
Gitte konkret konstruerer, opbygger og bringer forfaldet i aktion, skal være 
hendes hemmelighed og fortjeneste. Her er det værket, det handler om.

Blue #18 fremstår som en tung, mørk, kubisk beholder, ophøjet på en rela-
tivt spinkel bærende konstruktion. Et begyndende forfald er sat i gang. Den 
står dog stadig solidt og oprejst. Glasuren, eller hvilket materiale det nu er, 
har tydeligvis bevæget sig ned ad kubens sider og sat sig som uregerlige, 
tykke plamager på konstruktion og underlag. Samtidig synes forfaldspro-
cessen at have fremkaldt kuben endnu tydeligere. Som en rest, en fælles 
genkendelig kulturform, en forståelig invitation og en indgang til at gå på 
dybere opdagelse og indlevelse i værket. Den blåsorte, lava- og kraterlig-
nende substans er på samme tid grov, dyster og ’farlig’ – skinnende og dra-
gende. Enten løber man skrigende væk, eller også lader man sig lokke. Og 
det er det, Gitte kan og gør. Først sætter hun den fælles genkendelige form 
på piedestal, så alle er med. Dernæst bringer hun det hele til nedsmeltning 
og i forfald, og det virker som et pirrende lokkemiddel til at føre én uende-
lig langt og dybt ind i materiens substans og univers.

Lad mig bekende: Jeg er forfalden til filmen Blue Velvet*1 af David Lynch. 
Har set den flere gange end nogen anden film. Titelsekvensen med det 
dunkle, duvende fløjl og den sørgmodige komposition bringer mig hver 
gang i præcis den dragende, lystfulde tilstand, at: Ja, nu lader jeg mig så 
endnu en gang lokke til at tage med på rejsen ind i den skumle og foruro-
ligende historie. På samme måde er det med Gittes Jungersens mørke, dy-
stre og hemmelighedsfulde keramik. Det drager og lokker. Man bliver revet 
med. Og man kan blive forfalden. 

(OJ)
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Hans Vangsø
Japansk-inspireret krukke (2024)

For længe siden stod jeg anspændt til en udstillingsåbning med en mas-
se kollegaer, jeg ikke kendte. Der kom en glad mand ind i hawaiiskjorte, 
og det viste sig at være Hans Vangsø. Jeg husker min overraskelse, for jeg 
kendte jo godt Hans’ keramik og havde derfor nok forventet et mere ned-
tonet look: sådan lidt ægte indigo i et formstærkt snit og et par klassiske 
briller. 

Men så iagttog jeg ham lidt mere – som en fuglekigger, der så på denne 
spraglede fugl, der venligt baskede rundt og straks fik de andre til at slappe 
af. Jeg så på hans keramik igen, og nu gav det hele alligevel mening. Hans 
er ved første øjekast traditionalist og uddannet i Århus, da Gutte Eriksen*2 
var læreren. Her lærte man at grave sit ler op selv, dreje krukker af det 
og fremstille askeglasurer. Alt sammen ud fra en orientalsk, især japansk,  
inspiration. Der findes rigtig meget keramik kloden rundt, som bekender 
sig til dette kunstsyn, der ofte besynger keramikerens inderlige forbindelse 
til det lokale landskab. Det meste inden for genren har meget direkte refe-
rencer til formsproget fra japansk og koreansk keramik fra middelalderen. 
Måske fordi genren også rummer en drøm om livet før industrialiseringen? 
Hvor koppen, kanden og krukken var håndlavede, fordi masseproduktion 
ikke var opfundet endnu? Genren rummer alt det, mange mennesker elsker 
ved keramik: Det er jord og ild og drømmen om at være i tæt kontakt med 
naturen.  

Hans’ keramik passer på mange måder ind i denne fortælling, men jeg aner 
også et mere samtidigt og anarkistisk forhold til genrens dogmer. For ek-
sempel er der på mange af hans krukker en klar, orange farve, som dukker 
op hist og pist gennem en sprækkende fed feldspatglasur. Her er brugt en 
såkaldt ‘stain’, et forarbejdet pigment, som blev opfundet med industri-
aliseringen og behovet for helt at kunne kontrollere farverne. Her har vi 
formentlig at gøre med en stain fra en tysk eller kinesisk fabrik, som har 
fremstillet den på tungmetallet cadmium. Det fungerer mageløst: Fortæl-
lingen om ild og jord står endnu tydeligere frem, selvom stains egentlig er 
tabu i den traditionalistiske fortælling om de naturlige, lokale materialer. 
På en eller anden måde mødes japansk middelalder med det moderne liv 
under globaliseringen. På en komplet ukompliceret måde er det klart, at 
vi er lige her i nutiden. Det er traditionalisten anno 2024. For manden i 
hawaiiskjorten tager, hvad der virker, og hvorfor skulle han dog ikke det? 

(GJ) 
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Hilda Piazzolla & Alma Bangsgaard
Loop Work (2021)

Hilda Piazzolla er keramiker, og Alma Bangsgaard er arkitekt. Sammen la-
vede de i 2021 den allerførste udstilling i Peach Corner. De åbnede Peach 
Corner! Med udstillingen Loop Works og rækker af 3D-printede porcelæn-
sværker indfriede de på bedst tænkelige måde Peach Corners ambitioner 
om at udfolde keramikken som en undersøgende og nutidig kunstform og 
praksis. Tak for det.

Mange – herunder jeg – lever nok stadig i en idel forestilling om, at keramik 
i sin essens har med ler, hånd og ånd at gøre. Hilda og Almas keramik har 
leret og ånden i sig, men undersøger med Loop Works, hvad der kan ske 
uden håndens medvirken og indgriben. Hilda og Almas 3D-Loop Works er 
alene lavet ud fra digitale, matematiske algoritmer for via mekaniske høj-
teknologiske dyser at fremføre (printe) blødt porcelænsler. Tynde, blødt fly-
dende porcelænspølser stiger langsomt op i styret cylinderformation. Med 
programmerede intervaller brydes den monotont styrede cirkelbevægelse, 
og leret får frit spil til at danne egenrådige vækster og ukontrollerede for-
løb. Materialet nærmest ornamenterer cylinderen med dets egne iboende 
egenskaber og kræfter. Hånden som redskab er absolut fraværende. Og det, 
man står over for, tilsiger da også en umiddelbar erkendelse af, at det ville 
selv de mest ferme hænder aldrig have kunnet lavet. Det, Hilda og Alma 
gør, er som deres ’håndværk’ at dyrke teknologien og materialernes egen-
skaber for fuld udblæsning, og det kommer der betagende, unik keramik 
ud af. 

Fascinerende er tingene, og samtidig grænser det til det skræmmende, at 
menneskets allernærmeste redskab, hånden, helt er sat ud af spil. Intet er 
dog så skræmmende, at det ikke i samme ombæring giver anledning til at 
lede efter det formildende. Grundformerne, som den digitale teknologi er 
programmeret til at opbygge, kan til en vis grad give mindelser om behol-
dere eller vaser. De ting, som mennesker gennem årtusinder har lavet for 
at give rum til indhold og for at overleve. Eller for at gøre livet smukt og 
forunderligt. Og det bliver således min enfoldige måde at indskrive Hilda 
og Alma og Loop Works på, i en forsonende og fælles keramisk historie og 
referenceramme. Udstillingen viser et særligt stort og markant Loop Work. 

(OJ)

Gitte Jungersen

Gitte Jungersen
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Jørgen Hansen
Kar (2008)

’Sagde du stort kar i keramik? Sådan ét laver jeg da lige i en håndevending!’ 
Nogenlunde sådan ser Jørgen Hansens abnorme kar ud til at være lavet. In-
gen forbehold eller fine fornemmelser, når en stærk mand tager fat og uden 
videre former et megakar i det bløde ler. 

Så enkelt er det nok ikke helt, men det ser så let ud, og Jørgens Hansens kar 
har en sjælden grad af umiddelbar autenticitet i sig. Det er, som om han i 
sin omgang med leret går i ét med det og nærmest former med alle krop-
pens muskler og sanser. Og det kan være en af grundende til at karret ikke 
bare er ekspressivt og fandenivoldsk, men i al dets råhed også udstråler en 
raffineret og følsom keren sig om detaljen. Karret er sat sammen af store, 
djærve elementer, som er samlet med blødt ler. Det bløde ler får lov til at 
titte frem og tegner sig som den simplest mulige bort hele vejen rundt på 
formen, og karrets dystre tyngde mildnes af dets blide, rundede kant. Det 
er, som om karret maner til respekt. Respekt for jordens gaver, for civilisa-
tioner, der kom før os, for truget til dyrene på engen, for vuggen til den ny-
fødte og for det liv, der kommer efter en selv. I al dets råhed repræsenterer 
karret et tidløst billede på kultur og civilisation. 

Jørgen Hansen har begået de store kar i to omgange og i flere varianter. 
På henholdsvis Tommerup Keramiske Værksted og Vedstaarup Teglværk. 
De er alle lavet i rødler. Nogle har fået lov til at stå terrakottafarvede i det 
rene rødler, mens andre er overstrøget med et tyndt lag terra sigillata, som 
afhængig af brændingsmetode har antaget hvidlige, grålige, sorte eller so-
dede overflader. Mange af karrene indgår i faste samlinger i ind- og ud-
land. Til udstillingen har vi været så heldige at opdrive et superflot, gråt 
megakar, som stod godt gemt under tykke og tunge tæpper hos Jørgen på 
Djursland.

Tungt, vægtigt og betydningsladet i al sin råhed. 
(OJ)
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Karen Bennicke
Tableau (2001)

Det er mig bekendt sjældent, at Karen finder sin inspiration tilfældigt 
blandt stenene på en søndagstur langs stranden. Eller i naturen som sådan. 
Tværtimod er det velkendt, at Karens værker typisk tager deres begyndelse 
i noget allerede menneskeskabt og kulturbåret. Det kan være i et specifikt 
kunstværk, et stykke arkitektur, et bykort, et redskab eller i en industriel 
dingenot, ingen andre havde skænket en tanke. Der er sådan set nok ingen 
grænser for, hvor hun i kunst- eller kulturlandskabet kan finde på at slå 
ned – eller slå til – for herfra at opstille regler og formler til et projekt. Hun 
går, om man så må sige, den modsatte vej af så mange andre keramikere, 
for – med inspiration i noget allerede menneskeskabt og med mange mel-
lemregninger – at lade det gro frem til uudgrundelige abstraktioner. 

Tableau er et essentielt og repræsentativt Karen Bennicke-værk. Det er lavet 
i ler, men helt blottet for typiske keramiske kvaliteter. Ingen spor af plasti-
citet eller af hænderne, der har lavet det. Det er helt og aldeles konstrueret 
uden på nogen måde at lefle for eller underkaste sig materiens selvstændi-
ge kræfter. Det er Karen, der bestemmer. Hvad er det mon? Det har mindel-
ser om noget genkendeligt i sin skarpskårne form og monokrome hvidhed. 
Et øje, en linse, en forstørret industriel kapsel. Og ’skadet,’ som jeg er – med 
tilbøjelighed til at se funktionelle træk – har objektet da også mindelser 
om et greb, et fad eller en tragt. Hvorom alting er: Tingen kan være en hel 
masse af det hele og samtidig ikke rigtigt nogen af delene. Tingen ser også 
kæntret ud. Den ser ud til bevidst at være bragt ud af kurs og forudbestemt 
destination. En sådan udefinerbar flertydighed er som en ansporing, som et 
tilbud til beskueren om selv at gå på opdagelse i tingen. Og da ikke mindst i 
den verden og de omgivelser, der ligger uden for selve tingen. Når jeg kig-
ger igennem tingens kvadratiske åbning, fokuseres mit blik på baggrunden 
og ikke på tingen. Som sådan kan værket også animere til nye formulerin-
ger af, hvad INDHOLD egentlig er og betyder? For den enkelte. For os.

Jeg har altid syntes, måske lidt paradoksalt, at det bedste ved Karens kera-
miske værker er, at de er lidt syntetiske – lidt science fiction-agtige – uden 
selvklare keramiske kvaliteter eller lette indgange. Man tvinges til at ’gå 
ind i dem’ på værkets egne betingelser for herfra at udlede det bedste, man 
kan. Eller for, slet og ret, bare at undres over, hvordan hun dog kunne kom-
me frem til et så underligt objekt. 

(OJ)
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Kristine Tillge Lund
Pocket A (2023)

Kristine Tillge Lunds udstilling Out of Pocket i Peach Corner i 2023 var en 
flabet fuckfinger til klicheerne om keramikken som et langsomt og jordbun-
det materiale, som er tæt linket til naturen, til jord, ild og mineraler. Her 
kom inspirationen i stedet fra bilen som et af de mest gennemdesignede 
statussymboler i vores kultur. Kristine havde så at sige parteret indersiden 
af en bil, skaleret nogle af de enkelte udskæringer op og omsat dem til kera-
mik. Som store, løsrevne dele hang og lå de rundt i rummet. Nogle sprøjte-
lakerede i hidsig, blank orange, andre i en tør, matsort og lidt ubestemmelig 
overflade som på det lille objekt, I ser her på udstillingen. 

Når nutidens nomader sætter sig ind i bilen i forstæderne, er der mellem 
sæderne og bilens indersider små ‘lommer,’ hvor de kan kaste deres sol-
briller og mobil. Og så er det ellers speederen i bund, ud at skaffe til føden. 
‘Lommerne’ er oftest støbt i plast, så de er en del af hele bilens interiør, 
hvor de går i et med bilens sider. Vi kan godt kalde dem beholdere, for de 
er tiltænkt et indhold. Men de er altså så integrerede i bilens inderside, at 
de mere opleves som små hulrum, man kan putte noget i. 

Det er netop sådan et hulrum, som Pocket A mimer. Objektet er faktisk en 
model til to større værker, som hang på væggen. Dem har Kristine ikke læn-
gere, så det store format må I forestille jer. Løsrevet fra sin sammenhæng 
bliver hulrummet selv til noget besværligt og flertydigt, jeg får lyst til at 
putte noget i – uden rigtigt at vide hvad. Det giver mig en underlig fornem-
melse af at have set det før, som et formmæssigt deja-vu. Fornemmelsen 
af, at dette er en del fra noget større, afføder straks et forsøg på at forestille 
mig den helhed, objektet må komme fra. Som når vi ser på arkæologiske 
fragmenter, hvis præcise funktion vi ikke helt kan afkode. Også overfladen 
skurrer tvetydigt, for det ligner lidt den der let noprede overflade i min 
egen gamle bil, og samtidig er der noget umiskendeligt mineralsk over den 
matte, sorte overflade. At fragmentet, som jo oprindeligt var i plastic, nu er 
omskabt til ler, får ligesom objektet til at køre videre tilbage mod lidt mere 
natur igen. Det er en konceptuel og speedy genstand. Det er en ældgammel 
ting, som vil blive fundet i en fjern fremtid – som et vidnesbyrd om livet i 
’den store acceleration.’ *3

Er det mon en grundlæggende menneskelig trang at ville udnytte ethvert 
hulrum til noget? 

(GJ)
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Lone Skov Madsen
White Object no. 9 (2008)

Lone Skov Madsen har en i positiv forstand nærmest knugende tilbøjelig-
hed for prikker, punkter og sirlige, monotone gentagelser. Det ligner næ-
sten noget, naturen selv kunne have frembragt. Nogle gange laves repetiti-
onerne på flade grundformer, som med lidt god vilje kan kaldes fade, andre 
gange på former, der har åbninger til hulrum, som med lige så god vilje kan 
ses som beholdere til indhold. Oftest er tingene dog så ’langt ude’ – så langt 
væk fra nogen form for nyttefunktion eller brugsreferencer – at det bliver 
for tilforladeligt og uinteressant at forsætte ud ad den tangent. 

Det udstillede White Object no. 9 er da også så godt som frit for banale re-
ferencer til det at rumme eller indeholde. Det er et amorft, ubestemmeligt, 
mono-hvidt objekt med nedadgående vækster og en hulning øverst på den 
kraftigste og tykkeste del af objektet. Den monotont konstruerede, noprede 
overflade forstærker det samlede indtryk af sluttethed. I sin konkrete væ-
ren fremstår det som et sjældent uudgrundeligt keramisk objekt.

Der gives ingen lette og entydige indgange til værket. Det er, som om ob-
jektet henvender sig kropsligt og sensuelt til beskueren. Og herfra må as-
sociationerne og sproget så udvikle sig. I hvilken retning tør og vil man 
gå? Måske bringer objektet dig i tanker – og i samtale – om biologi, havdyr 
og sjældne skabninger. Måske om planter og underlige vækster, måske om 
drømme og fantasier. Og hvis man nu er keramiknørd, kan det selvfølgelig 
også anspore til en samtale om, og ind i, stentøjets, porcelænets og kera-
mikkens verden.  

Jeg vil nøjes med at lade objektet pirre. Og måske lægge en fersken i hul-
ningen? 

(OJ)
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Martin Bodilsen Kaldahl
Continuation # 5 (2003)

Martin Bodilsen Kaldahls Continuation #5 er en cool krukke. Nøgternt og 
analytisk er den bygget op, alt er præcist på en nøje styret måde. Den er et 
koncentrat af formelle virkemidler. Her er buet og lige, her er sort og hvidt, 
her er mat på to måder – tør og silkemat. Den er så præcis, som den kan 
blive i keramik; et materiale, som altid ter sig, slår sig lidt eller trækker sig 
skævt i tørring og brænding. Det er humant maskinelt og kontrastfuldt på 
en meget præcis måde. 

Continuation #5 består af to formdele, der så tydeligt hører sammen, og så 
alligevel slet ikke. De sort-hvide striber fungerer som signal, som en slags 
klantern: ’Vi tilhører samme familie!’ Den nederste del er kedelig. En keg-
lestub med en buet bund. Men så hører al orden op. Et besynderligt pe-
riskop-agtigt rør hænger skævt på siden, som om det er lige ved at falde 
af. Både rørets omkreds og de sorte og hvide striber er ligesom svundet 
ind, skaleret ned, som om bund og periskop nok er fra samme klan men i 
parallelle verdener. Der er altid en grundlæggende frustration ved ting, der 
er, hvor de ikke burde være. Noget provokerende ved denne utilpassede 
position, som sætter tanker i gang. ’Periskopdelen’ passer ikke i størrelsen, 
men hvis den havde gjort det, og man kunne montere den oven på den ne-
derste del, ville objektet ændres fuldstændigt: Fremfor at jeg, som nu, kan 
se ned i krukkens mørke indre, ville krukken se tilbage på mig – udspionere 
mig – som en russisk ubåd. Jeg skotter nervøst til webcam’et på min Mac: 
Var der noget med, at man skulle dække det til? På sin egen underspillede 
måde er denne kølige genstand egentlig ret gakket. 

Krukken er en gammel ting, som stod hengemt på Martins hylde. Den hav-
de aldrig været uden for værkstedet, for den har en fejl, en ’glasurløber,’ 
som bryder de strenge linjer. Den slags huer ikke perfektionisten Martin, 
og han har jo ret i, at det slet ikke er materialet og processen, det handler 
om. Men hvis man ser efter – med åbne øjne – tilføjer glasurløberen endnu 
en lille irritation, som vel egentlig arbejder fint videre med fornemmelsen 
af, at noget rykker sig ud af sin orden? I hvert fald blev Continuation # 5 
efter tyve år alligevel benådet og slap ud i verden. Heldigt for både den og 
udstillingen. 

(GJ)
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Mette Marie Ørsted
Hybridkande (2007)

Til Biennalen for Kunsthåndværk og Design i 2007 lavede Mette Marie  
Ørsted et projekt med titlen Hybridkander. Der var uendeligt mange hy-
brider af kander. Nogle rimelig genkendelige som kander, andre så ’langt 
ude,’ at kun titlen og det røde ler holdt sammen på det hele. Det, hun jo 
egentlig gjorde med projektet, var at undersøge begrebet kande: at rumme 
og at hælde. I alle dets ekstremer og hybrider. Og den slags undersøgelser 
kommer der som regel noget godt ud af. På udstillingen viste hun små og 
store, forskelligartede beholdere, med lige så forskelligartede tude, næb og 
rør. Brede og smalle indgange og udgange. Nogle havde form som sjove, 
dyriske væsner, andre som hældeinstrumenter, mekaniske hældemaskiner 
eller svært definerbare hældeanordninger. Nogle få nok ganske brugbare, 
men de fleste helt sikkert besværlige, vanskelige og kontrære. For ikke at 
sige uduelige.

Til udstillingen INDHOLD har vi valgt en af de mest ekstreme fra projektet, 
som, når den er rykket ud af sin oprindelige sammenhæng, vel dårligt kan 
aflæses som kande. Helt uden kandens typiske kendetegn – såsom korpus, 
greb og tud – fremstår den blot som en skarpskåren, flad, vuggende bakke. 
Udvendigt rå, indvendigt med en dækkende, hvid glasur. Mere åben i den 
ene ende og mindre åben i den anden. Hvis man er virkelig interesseret i 
funktion og kander, kan man godt analysere sig frem til ’det at rumme og 
hælde,’ men der lades ikke meget tilbage for den utrænede beskuer eller 
bruger. Måske er tingen nu bare forestillingen om en kande med korpus, 
greb og tud? Måske er det afslutningen på et projekt, som nu ikke kunne 
komme længere ud? 

Og hvad kan man så bruge det til? Kloge i kunsten (Asger Jorn*4) har en-
gang sagt: ’Går man ikke til yderlighederne, er der ingen grund til at gå’. 
Det gælder også i brugskunsten. Der er kun noget ved at beskæftige sig 
med brugsting, hvis man tillader sig selv at gå så yderligt til værks som 
muligt. Det er nemlig ved yderlighederne, man lærer tingene rigtigt at ken-
de og finder ud af, hvad der dur, og fremfor alt, hvad der ikke dur. Og her 
fremstår Mette Maries hybridkande som et godt og yderligtgående eksem-
pel og lærestykke. 

(OJ)
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Michael Geertsen
Gråt stående objekt (2018)

Denne ting er mere væsen end beholder. Men den refererer til alle de kruk-
ker i keramikkens historie, som linker til kroppen; den har fod, krop og ben. 
På snedig vis leger den rundt med os, bladrer i kunsthistorien og smider 
referencer til alt muligt i synet på os: russisk konstruktivisme, Bauhaus, 
pottemageri fra Sydsjælland …

Hvis jeg skal nærme mig denne luskede genstand, må jeg liste mig ind på 
den bagfra, kaste den op på dissektionsbordet og forsøge at skære i dens 
glatte overflade for at se hvad den består af: Den er sat sammen af mange 
enkelte dele, så det må være muligt at skille den ad igen. Jeg starter med 
understellet. Figuren ligger og stritter med sine tre små, søde ben. Den min-
der om ældre pottemagerting, ligefremme og folkelige, som prøver den at 
narre mig til at tro, at den er fra gamle dage og helt uskyldig. Fupnummeret 
fortsætter med numsen, som er blød og kurvet, men et par centimeter læn-
gere oppe stikker en mærkelig, hård, metallisk skinnende kropsåbning ud, 
som egentlig mest ligner en fitting, der kunne kobles nogle slanger til? Hvis 
man gjorde det, hvad ville der så komme ud? Et sprøjt af gul-grå, giftig gas? 
Længere oppe ad kroppen er en skiveagtig ring faldet ned. Den hører nok 
egentlig til ved halsen og kunne ligne et stort halssmykke eller en spænd-
skive til en maskindel. Så kommer der en kropsåbning mere, et kighul ind 
i bæstets indre, og øverst på kroppen endnu en skive med to keglestubbe, 
der er ved at glide fra hinanden i en skruende bevægelse. Og her ender 
væsenet så ... Hovedløst? 

Gråt stående objekt er glaseret skinnende blank i en neutralgrå farve, med 
de førnævnte kropsåbninger sminket op med platin. Man narres til at tro,  
at der er tale om dyrt metal i større mængder, men metallet er bare det, der 
hedder en lystre – et ultratyndt metallag, som brændes fast på glasuren. Du 
kender det fra guldkanter på fine spisestel, hvor det også kaldes for fool’s 
gold. Her har vi at gøre med et bedragerisk skin af maskulint platin. Objek-
tet gør sig til, det vil have din opmærksomhed, men neden under overfla-
den ligger det modsatte på lur: En snigende tvivl om sin egen værdi: Er jeg 
alt eller intet? Det er et statussymbol til en hardcore fyr i finansverdenen, og 
han fatter næppe, at objektet tager røven på ham. Det er lynende skarpt, det 
er bidende og svidende. 

(GJ)
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Morten Løbner Espersen
Vacui # 2263 (2021)

Jeg har faktisk kun drømt om keramik en enkelt gang i mit liv. Det var nat-
ten efter, at jeg havde besøgt Morten Løbner Espersen på værkstedet og set 
den her cylinder stå på bordet, lidt gemt bag en samling andre, mere far-
vestrålende. I drømmen optrådte nærmest bare cylinderens overflade, som 
smeltede og ligesom fyldte alt. Jeg hørte en lyd, som var en blanding af en 
susen og en syden, og jeg så de forskellige glasurlag komme frem som farve 
og stoflighed. Jeg så objektet blive til som stof! Og vågnede med et skævt 
grin over mig selv: Så kan man da vist ikke blive mere nørdet.

Vacui # 2263 gør ikke så meget stads af sig. Den samler få, enkle virkemidler, 
så de præcist bliver til en form for kontant materialiseret poesi. Den er i 
sin inderste essens keramisk. Den kunne simpelthen ikke være noget 
andet materiale. Objektet er startet som en æltet klump ler, centreret på 
drejeskiven, trukket ud til en bund og op til en tynd væg. Diameter x højde. 
Væggen definerer et indre rum, et inde og et ude. Efter tørring er cylinde-
ren forglødet og herefter penslet med to glasurer. Da brændingen nåede 
toptemperatur, smeltede de to lag ind i hinanden – det nederste kogte op 
gennem det øverste – og idet nedkølingen satte ind, fangedes dette øjeblik 
af tilblivelse i en stille, hvislende og vibrerende materialitet. Den kemiske 
forandring af selve leret har desuden bevirket, at en ganske let deformering 
nu modsiger den ideelle geometri. 

Jeg får lyst til at skrive, at vi er i midten af en evigt gyldig universalitet, 
hvor formen møder stoffet og bliver til i verden som materiale, som stoflig 
virkelighed. Men ethvert objekt er vel afhængigt af sin tid, og sin kontekst? 
Kan et objekt være ‘evigt gyldigt’? ’Universelt’? I 2024? Det kan vel ikke 
lade sig gøre, og så alligevel er det det, jeg synes, det her objekt først og 
fremmest er. 

Cylinderen repræsenterer en pause fra en hæsblæsende verden, hvor vi 
mener og mener og kæmper og kæmper med hinanden og os selv. Det er, 
som om den her cylinder vil ud af al tumulten. Bare stå dér, som et centrum 
i en hvislende drøm om selve skabelsens sekund. 

(GJ) 
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Ole Jensen
Toilet (2006) 

Hvad går et toilet egentlig ud på? Måske er det lidt snyd at kalde et toilet 
for en beholder, for faktisk er det blot et gennemgangsrør med plads til at 
sidde på. En slags tragt, der griber lorten og transporterer den videre. Det 
keramiske toilet blev opfundet, da toilettet samtidig med kloakering af by-
erne rykkede indenfor i boligen. Det var langt mere komfortabelt end det 
udendørs das – der var bare lige det med lugten. Der måtte integreres en 
vandlås, et lille stykke rør, hvor vandet bliver stående som et vandret spejl 
og på den måde stopper stanken fra kloakken. 

I de seneste årtier har trenden inden for toilet-design bevæget sig mod en 
mere og mere skjult funktion med cisternen skjult i muren og vandlåsen in-
tegreret mest muligt, så dens egentlige funktion er blevet uaflæselig for os. 
Illusionen om en nærmest magisk kontrol over uhumskhederne er blevet 
mere og mere komplet. En illusion, som dog brister brat, når toilettet stop-
per til, men det er en anden historie. Denne retning mod at ’usynliggøre’ 
funktion i design gør sig gældende overalt, ikke mindst på alle de efterhån-
den ret uforståelige skærme, vi er omgivet af, hvor manuelle knapper er af-
løst af en glat, sort touchscreen. En friktionsløs og evigt vægtløs tilværelse.

Her kommer Ole Jensens toilet frem som en sand Rasmus Modsat. Vandlå-
sen som funktion er forstørret og gjort så tydelig som muligt – den spiller 
nærmest hovedrollen i dette toilet. Det emmer af formglæde, og jeg kom-
mer til at tænke på min barndoms Matchbox-bane, som sendte små sports-
biler rundt i et farefuldt loop: Hvis der var fart nok på, klarede de turen på 
hovedet – ellers faldt de ned. Toilettet er modelleret i hånden, og hver en 
kvadratcentimeter bærer aftryk af Oles fingre. En insisteren på at vise, at 
formgivning sker i et tæt samarbejde mellem hjernens ide og hændernes 
handling. En tro på formens svulmen og kroppens tilstedeværelse i al dens 
kødelighed. At han har valgt at lade sporene fra modelleringsprocessen bli-
ve stående, tilføjer en fornemmelse af skitsering – at vi ser på en idé – og 
tydeliggør, hvad jeg tror, er hans egentlige ærinde: at insistere på, at design 
er en fortsat diskussion af den verden vi står, går og fordøjer i. Objektet 
pendulerer mellem at repræsentere tænkning og at VÆRE til stede som 
form. Ole insisterer på, at formgivning nok handler om at løse et ’problem’ 
men i den grad også om at have det så sjovt som muligt, mens vi er her. 

(GJ)
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Peder Rasmussen
Billedvase (1978)

Billedvaser har Peder Rasmussen lavet så mange af, at det næsten snurrer 
i ens hoved, og det kan være svært at finde ud af, hvor man skal begynde. 
Og slutte, det skal man slet ikke. Peder Rasmussen er en uendelig fortæller, 
keramiker og forfatter. Nogle gange slår han ned i kunsthistorien, i konkre-
te historiske værker, og fortæller videre herfra i tekst, billeder og keramik. 
På den måde udvider han både sin egen og beskuerens viden og horisont. 
Han gør med denne tilgang samtidig pænt og belærende opmærksom på, 
at: Hvis du tror, du er genial og enestående, så er der måske noget, du har 
misforstået? Du sidder nemlig på ryggen af en hel masse andre, som faktisk 
ikke var så ringe. Og det er en meget væsentlig side af Peders skabertrang 
og virke.

Andre gange bliver bare en enkelt billedvases fortælling til i et sammen-
surium af kunsthistoriske referencer og Peders egne hverdagslige gøremål 
og oplevelser. Det kan være ham selv, der sidder ved drejeskiven – eller må-
ske i en lille båd der gynger. En mand kommer ned i faldskærm. En mand 
falder. En krukke går itu. Fragmenter af et mønster dukker op. Geometriske 
linjer skærer igennem. Nok ikke helt korrekt beskrevet, men nogenlunde 
sådan opleves disse komplekse billedvaser. Som brudstykker. Som ikke-li-
neære billedcollager med mange indgange og udgange. Det er, som om 
intet er for fint eller ufint, personligt eller fælles til at kunne indgå i fortæl-
lingen. I bedste postmoderne ånd. 

Billedvasen, som udstilles på INDHOLD, er et tidligt værk fra 1978. Ikke 
så mange år efter Peders uddannelse som pottemager. Jeg forestiller mig, at 
han har siddet ved drejeskiven og samtidig hørt noget popmusik i radioen 
og så tænkt: ’Det her lyder egentlig ikke så ringe. Hende Suzi Quatro*5 kan 
nu noget. Det vil jeg forevige i en ’potte’ med et billede af hende og hele 
bandet.’ Den opadstræbende vaseform er friskt drejet, med tydelige spor af 
glæden ved håndværket. Tilført små ekstra tryk og ridser, som forstærker 
det keramiske udtryk. Herefter spraymalet med en grøngul farve og påført 
en sort, håndlavet, kontrastfyldt fotografisk gengivelse af Suzi og bandet, 
hele vejen rundt på vasen. Det kører. Det er pottemagerkunst og popkunst 
i en og samme ting. Peders keramik udstråler en umiddelbar lyst til at for-
tælle. Det snobber hverken op eller ned. Han bringer verden omkring sig 
ind i tingene. Det handler om at være til i verden. At være en del af den. 

(OJ)
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Petra Dalström
Serving Ceremony (2012)

Serving Ceremony er et tidligt værk af Petra Dalström, og det er efterhånden 
så lang tid siden, jeg så værket udstillet på designmessen i Milano, at jeg 
ikke kan huske det i alle dets detaljer og al dets sammensathed. Det, jeg til 
gengæld aldrig glemmer, var min umiddelbare begejstring for at se et værk 
på så radikal vis udfolde begrebet design – som handling, proces, materia-
litet, cyklus, form, funktion og gestus – hvor alle elementer er lige vigtige, 
åbenbart synlige og sanselige. Hvor intet er skjult, og alt gælder. 

Det er måske en tilsnigelse at omtale Petra som designer – og vær-
ket som design. Men jeg så det på en design-udstilling, så det må hun i 
sammenhængen leve med, og den frihed tager jeg mig. Design skal nogle 
gange løse et konkret problem, og det ærinde er Petra vel næppe ude i. I ste-
det vælger hun at være den, der tager sig kærligt af en velkendt handling 
for at gøre den smuk, poetisk og fortællende. Serving Ceremony er en slags 
kaffemaskine, og en kaffemaskine kan med god ret kaldes et design. Det 
at lave en kop kaffe, servere den og nyde den, er samtidig en almindelig 
hverdagshandling, som mange kulturer er fælles om at kunne relatere til. 
Også på den måde rammer Petras værk et væsentligt designaspekt, nemlig 
at et design ideelt set skal være vedkommende og kunne aflæses uden alt 
for mange akademiske og indforståede forudsætninger.

Det gælder i øvrigt for Petra Dalströms tilgang til det at sætte ting i ver-
den, at alt gælder, og intet er skjult. Der er altid en umiddelbar, sanselig 
indgang. Hun insisterer på at være hudløst ærlig over for fænomenerne 
og materiens iboende natur og blotlægger i videst mulige omfang, hvad 
en ting, et objekt, et værk reelt består af. Det er, som om hun bekymrer 
sig om alle de elementer, hun nådigst tillader sig at ’låne’ til et værk. I  
Serving Ceremony står rammen i træ og bærer alle elementerne helt frit, 
mens det tegner et kubisk billede af ’maskine.’ Snore, propeller og øskner. 
Leret, som danner beholderne med alle deres kanaler og tude. Alt får lov 
til at spille lige vigtige roller i hele ceremonien. Det er, som om Petra nær-
mest identificerer sig med alle de deltagende komponenter og materialer. 
Og sikrer, at de alle kommer til orde i det samlede værk.  Og det er smukt 
og ædelt. 

(OJ)
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Sisse Lee
Gnisten (2023)

Beholdertypen ’Askebægeret’ har stolte traditioner inden for skole- og hob-
bykeramikken. Funktionen er så simpel, at selv små børnefingre hurtigt 
kan forme en plade med en kant, og så har man julegaven til mor og far. 
Eller havde, for nu ryger de nok ikke mere. 

Sisse Lees askebæger så jeg første gang på Instagram, hvor billedet blot 
var fulgt af et tørt konstaterende udsagn: Alle mine venner er rygere. Sisses 
svar på dét problem var straks at lave et askebæger. Måske blev hun først 
provokeret, så sprang der en gnist, og hun fik lyst til forme og male og 
styrke vennerne i deres usunde vaner. Måske gik hun endda også hen ef-
ter øl, nu hun var i gang? At ryge er virkelig dumt. Men er det kun dumt? 
Det kan også være nydelse, fest eller ’stress-håndtering’ mellem en 15-årigs 
akavede fingre. Med ét ser man sej ud, når man står der med smøgen, og 
røgringene stiger med dødsforagt mod himlen.

Askebægeret er fremstillet i hvidt ler, udført med en cool og selvsikker 
mine: Uden finish er der skåret en cirkel af en lerplade, sat en strimmel på 
som kant og hastigt skåret fire fordybninger, hvor cigaretterne kan hvile. 
Hvor svært kan det være? På askebægerets bund står der med flammeskrift: 
GNISTEN. Bogstaverne gør det, de siger – de gnistrer. De er malet med syr-
lige gule og orange glasurer, som var populære i 70’erne både på lamper, 
kakkelborde og, ja, askebægre. Skriften refererer lystigt til designhistoriens 
lavkultur, til det tegneserieagtige og det poppede. Siger det BOOM, står der 
røg omkring bogstaverne i en tegneserie, og i 80’ernes postmodernisme var 
det fedt, at en pølsevogn var formet som en hotdog …

Man kan miste gnisten, men den kan også springe. På en superenkel måde 
rummer Sisse Lees askebæger meget mere end aske: en bunke ambivalente 
følelser samlet i en af de mest ydmyge beholdertyper på denne udstilling. 
’Ashes to Ashes’ siger jeg bare! 

(GJ)
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Turi Heisselberg Pedersen
Balustervase (2008)

Kender du meditationen ’den lille yoga nidra’? Ikke at forveksle med Rytte-
riets satire, hvor en mystisk mand guider os gennem et vanvittigt scenarie 
med en ond kat, som er alt andet end meditativt. I den seriøse version me-
diterer man på kontaktfladen: Man mærker kroppen og gulvet, som kroppen 
ligger på, og herefter kontaktfladen mellem krop og gulv. Ikke kroppen og 
ikke gulvet, men kontaktfladen imellem …

Turi Heisselberg Pedersens Balustervase er nem at elske! Som en klassisk 
timeglasform rejser den sig yndefuldt som en fint formet, tynd ler-væg, der 
omslutter et indre rum. Vasen stammer fra serien Balustervaser, som Turi 
arbejdede med i 2008-2012. Titlen hentyder til de dekorativt svungne balu-
stre. De små søjler, der indgår som den bærende del af et rækværk ved 
trapper i ældre arkitektur – en såkaldt balustrade. Her gentages søjlerne 
og danner et ornament, der i lige høj grad består af det, der er, som det, 
der ikke er: de negative rum, luften mellem søjlerne. Inspireret af dette er 
mange af vaserne fra serien blevet til og har været udstillet som rækker af 
forskellige former, hvis omrids griber ind i hinanden, men her på udstil-
lingen ser du en enkelt, stående solitært. Balustervase er et indre rum, som 
krukker nu er, men den er lige så meget luften, der omsvøber den. Den er 
som svulmende volumen, men ser du længe og roligt på den, vil du måske 
opdage, at du også ser luften, som omsvøber den, og mærker luften indeni? 
Vasen er modelleret op i den mest enkle og urgamle teknik med det lidet 
flatterende navn pølseteknik. Sådan har man gjort siden stenalderen. Skarp-
sallingkarret, det fra frimærket, er blevet til på fuldstændigt samme måde. 
Modelleringen tilføjer den symmetriske form en fint følt irregularitet. Små-
bitte afvigelser, som gør, at formen er sitrende og organisk til stede. Det er 
en form modelleret af hænder, der ved præcist, hvad de gør. Vi er i gode 
hænder. Balustervase er universel i sin form; det er, som om vi har set den 
før. Den har for længst indset, at den blot er endnu en krukke i en uendeligt 
lang tidslinje, og det har den det helt fint med. Den er det modsatte af In-
stagram. Det modsatte af det højtråbende og selvoptagede; den er der bare. 
Den er ikke krukken og ikke luften, men kontaktfladen imellem … 

(GJ)

Gitte Jungersen
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Ursula Munch-Petersen
Kuglevase (1963/2014)

Ursula Munch-Petersen er selvfølgelig meget kendt for Ursula-stellet og 
sine farvestrålende, frodige og ganske funktionsduelige brugsting. Også de 
modellerede mælkebøtter – bare én af mange undseelige skabninger fra 
naturen, hun har haft under behandling – samt de fortællende, historiske 
tavler, har fyldt meget i hendes virke og produktion. 

Til udstillingen INDHOLD viser vi alligevel en mindre kendt ting af Ursula: 
en kuglevase, som oprindelig blev lavet i 1963 på Bing & Grøndahl, og som 
Ursula gentog i 2014 og udstillede i Ann Linnemann Galleri. Og det var her, 
tingen med sit strenge, nærmest brutalistiske udtryk fangede mig første 
gang. Var det virkelig en Ursula? Og var det virkelig en vase? Ja, tingen kan 
bruges som vase. Jeg vil nu hellere kalde den et konceptuelt objekt. Det er 
i hvert fald tydeligt, at den ikke er lavet som en folkelig og pyntelig vase. 
Tingen udspringer i den grad af en intellektuel og villet idé, et ønske om at 
blotlægge og formidle, hvad en beholder egentlig er: et hulrum til et ind-
hold. Tingen er tyk og tung, grundlæggende konstrueret af en kugleform 
og en cylinder. De to elementer danner i første omgang ’tegnet’ for behol-
der. Kugleformen er skarpt skåret op i godt og vel en kvart halvkugle, og et 
vandret, glaseret plan åbenbares indvendigt. Det er som at få lov til at kigge 
ind i beholderens vandige indre. Cylinderen, som danner hals, er øverst 
brudt af et halvcirkelformet snit. Snittet giver indkig og lysindfald, også i 
beholderens hals. Et enkelt og overskudsagtigt greb, som sikrer, at objektet 
har fortællende indgange hele vejen rundt. 

Rigtige keramik-elskere vil temmelig sikkert kunne finde superlativer for 
både det rå, brune ler udvendigt og den grønlige, halvtransparente glasur 
indvendigt. Eller til forholdet mellem dem. Jeg vil nøjes med at konstatere, 
at det virker. 

Tak Ursula. Også for dine meget stringente og formelle undersøgelser af 
form, funktion og indhold. 

(OJ)
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Noter: 
*1: Blue Velvet, amerikansk film fra 1986. Manuskript og instruktion, David 
Lynch (f. 1946). 
*2: Gutte Eriksen var en berømt, dansk keramiker, som ledede afdelingen 
for keramik på Det Jyske Kunstakademi i 1970’erne.
*3: Den store acceleration er et udtryk, der bruges om den dramatiske stig-
ning i verdens befolkning og samfundsaktiviteter, der begyndte i midten 
af 1900-tallet. Menneskene og deres aktiviteter påvirker klimaet og andre 
globale miljøvariable […]. (Fra Den Store danske).
*4: Asger Oluf Jørgensen, berømt dansk billedkunstner (f. 1914 – d. 1973).
*5: Suzi Quatro, amerikansk bassist og sanger (f. 1950).
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