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Nina Beier, Portrait Mode (Triptych), 2011  
Venligst udlånt af kunstneren og Standard, Oslo  
Nina Beiers Portrait Mode er et monumentalt triptykon, der fra afstand kunne forveksles med et abstrakt 
maleri. Men kigger man nærmere, ser man, at de enorme billedrammer huser et lag af tøjgenstande printet 
med leopard- og andre “eksotiske” dyreprint, som kunstneren har fundet i genbrugsbutikker og på nettet. 
Beier bruger kunstværker som en mulighed for at kommentere forbrugssamfundet og den kommercielle 
cirkulation af objekter verden over – ofte med særlig fokus på dyr og de mange måder, de laves til produkter 
på, enten direkte (som f.eks. pels) eller som billeder (som f.eks. mønstre til tekstil). Værkets titel foreslår et 
portræt af en proces, der er svær at forstå og endnu sværere at repræsentere: trend-gørelsen af dyr. Beier 
bruger kunsten som et rum, hvorfra man kan reflektere over fænomener som trend-skabelse, vareproduktion 
samt produkters liv, forældelse og død. Hvad sker der, når billige bluser forgyldes til kunstværker og 
udødeliggøres som en malerisk overflade?  

Anna-Sophie Berger, Cloak, og A failed play, begge 2021 
Venligst udlånt af kunstneren og Emanuel Layr, Wien 
Kunstneren Anna-Sophie Berger er uddannet modedesigner, og hendes arbejde undersøger ofte kroppens 
rolle i designkultur. Hun forstår kroppen som et sært og forsvarsløst objekt, der på fantasifuld og symbolsk 
vis kan strækkes, ændres, modificeres, dekoreres eller ødelægges gennem designprocesser. Hendes nyeste 
værk Cloak er udviklet efter research om historiske “overdådighedslove” (love, der forsøgte at regulere det 
tidlige europæiske forbrugssamfund af moralske grunde, ofte med fokus på mode og stil), samt det såkaldte 
Hemline Index (en teori udviklet i 1920’erne af økonomen George Taylor, som påstod, at længden på 
kvindetøj gik op og ned i takt med aktiekurser). Som respons til denne spekulative logik mellem krop, 
samfundsøkonomi, subjektivitet og tøjdesign præsenterer Berger en fløjlskappe med en kantlinje så lang, at 
den sluger bæreren og faktisk skjuler hele kroppen under en teltagtig struktur (der dog stadig er draperet på 
en moderigtig måde). I stedet for en tøjgenstand, der iscenesætter kroppen, fungerer Bergers Cloak nærmere 
som en slags opbevaring, der kan holde og beskytte kroppen og dens ejendele. Som et addendum forlænger 
det mindre værk A failed play en spekulativ tænkning om modens semiotiske system gennem en række 
stofprøver, som i et skema tildeles følelsesmæssige og intellektuelle egenskaber.  

Pia Camil, Skin’ shirt Curtain, 2018 
Venligst udlånt af kunstneren og Sultana, Paris. 
Pia Camils Skin’ shirt Curtain er lavet udelukkende af hudfarvede genbrugs-t-shirts, der er fundet i Mexico Citys 
enorme udendørsmarked, Iztapalapa. Kunstneren finder inspiration i Latinamerikas open-air markeder, og anser dem 
som emblematiske for den globale kapitalismes absurde forbrugscyklusser, hvor f.eks. t-shirts produceres i Mexico, 
forbruges og smides ud i USA, for dernæst at blive eksporteret tilbage til Mexico for at blive solgt på genbrugsmarkeder 
(hvor disses logoer nu reklamerer for sager fjernt fra den lokale kontekst). På denne måde bruger Camil sin skulptur til 
at konfrontere beskueren med den globale forbrugskapitalismens materialitet, formgjort af vestlig overforbrug, 
ubalancerede handelsaftaler og udnyttede arbejdsmarkeder. Kunstneren syr disse fortabte objekter sammen til ét enormt 
gardin som en slags illustration på en fælles forbrugscyklus og antyder, at kasserede modeobjekter bliver ved med at 
hjemsøge deres hjemstavn. 

Anna Franceschini 
The Stuffed Shirt, 2012 
Venligst udlånt af kunstneren, Vistamare/Vistamarestudio, Pescara/Milano og Vera Cortes, Lisbon 



Kunstner og filmskaber Anna Franceschini tilgår film som en bevægelsesmaskine – et apparat, der både er industrielt og 
følelsesladet. Hendes værker portrætterer ofte industrielle produktionsfaciliteter, og hendes kamera dvæler ved 
automatiserede produktionslinjer, indtil objekter begynder at skabe deres eget liv. Værkets titel refererer til et 
angelsaksisk udtryk, der indikerer en meget pompøs, prætentiøs, konservativ og reaktionær person. Kunstneren forstår 
udtrykket “en udfyldt skjorte” (ikke uligt det danske begreb “et jakkesæt”), som at tøjet nedgør bæreren af det, og at 
bæreren i stedet bliver et slags fyldstof. Franceschinis video udforsker den såkaldte “dressman-maskine”, et automatisk 
strygesystem, der bruges i industrielle renserier. Maskinen puster på voldsomste vis luft ind i skjorten for at fjerne 
rynker og producerer dermed en episodisk livsillusion i tøjet. Dette fascinerende skue, der gentages uafbrudt af 
industrielle processer, virker nærmest grotesk, når skjorte-kroppen igen og igen opsvulmer og tårner sig op over 
beskueren som et faretruende monster, der er ved at udslippe menneskelig kontrol, og måske forårsager katastrofer. 
Franceschini præsenterer “dressman-maskinen” som et mystisk og uhyggeligt objekt: et halv-levende, halv-mekanisk 
væsen lig golemer, monstre, og robotter, der alligevel er poetisk og indbyder til kontemplation.  

Victoria Colmegna 
Lady Di’s Pregnancy Dresses, 2018 
Venligst udlånt af kunstneren og Paul Soto, Los Angeles 
Victoria Colmegna udforsker grænserne mellem industrier: kunst-trends bliver til modesæsoner, funktionelle genstande 
bliver til kunstværker, indtil æstetiske kategorier smuldrer eller smelter sammen. I denne ånd har kunstnerens 
kopikollektion af Lady Dianas graviditetskjoler status som både fanobjekt, kunstværk, og funktionelt produkt til 
gravide. Kjolerne er en del af en capsule collection (en kollektion eller limited edition, der går på tværs af årstider og 
tendenser ved at være funktionel og mere kommerciel) fra et modebrand opfundet af kunstneren og ved navn Lalangue 
– et begreb defineret af psykoanalytikeren Lacan for begærets sprog – et sprog der ikke kan udtales. I flere år har 
Colmegna udviklet en fascination for kvinders pop-kulturelle besættelse af fertilitet og reproduktion, især når det er 
tilskyndet af det modsatte: død (mødres og/eller babyers). Det gik op for hende, at meget af denne kulturelle zeitgeist er 
repræsenteret i form af den afdøde Lady Diana: dødelighed med frugtbarhed, kongelighed med moderskab, pop-ikon 
med sladderbladsskandale. Kunstneren begynder at opstøve samtlige billeder af prinsessens graviditeter i 1980’erne 
som en slags stalker og rekreerede dem én efter én. Kopierne, der er lavet i peruviansk bomuld og egyptisk linned, er 
her præsenteret i et slags mausoleum og viser, hvordan stof på sin egen måde kan være en kode for socialklasse og 
status. De indsatte vævninger i nogle af kjolerne er opfundet af kunstneren selv, med forestillingen om at tøjet kunne 
forsvinde blandt slotspuderne, mens bæreren Lady Di venter på at føde. “Der er er også noget hekseagtigt ved dem,” 
forklarer kunstneren: “Hvis man opbevarer dem for længe i et rum, er der måske en, der bliver gravid.” 

Eric N. Mack, Out of Pocket, 2021 
Venligst udlånt af kunstneren og Morán Morán Gallery, Los Angeles. 
Eric Mack er uddannet kunstmaler, og han bruger tøj som både lærred og materiale til at lave højtidelige, poetiske 
relikvier af vores materialistiske verden. Han går på jagt på markeder efter fashionable tekstiler og tøjstykker, som i 
maleriets tidsløse rum kan kommunikere en hel række meninger: rester fra personlige og sociale garderober, artefakter 
fra hengåede trends og endda subtile studier af mønstre og farver. Hans nyeste værk Out of Pocket hænger som et helt 
outfit på væggen og stikker ud i rummet via tekstil og snor. En påhængt lampeskærm fungerer som et slags tomrum 
midt på kroppen, der fanger og fastholder lys, som dagen går. Mack beskriver Out of Pocket som et indeks for 
tøjgenstande og tekstiler, der er blevet givet som gaver i årenes løb. Kunstneren forvandler denne brogede samling af 
relikvier til et outfit og inviterer til fortolkninger af dets mulige bærer.  

Tenant of Culture,  
Puzzlecut Boot Oxblood, 2021, Puzzlecut Boot Miscellaneous, 2021, Puzzlecut Booth White, 2021. 
Venligst udlånt af kunstneren og Soft Opening, London.  
Kunstneren Tenant of Culture præsenterer modebranchens materielle spor som en slags fossiler, en mellemting mellem 
arkæologi og produkt. På samme måde som skrald kan gøre det, fortæller hendes værker, der ofte er lavet af aflagt tøj 
fundet i genbrugsbutikker og på eBay, en kryptisk historie: man støder på rester, der giver et praj om betydning og 
funktion, men man kan aldrig vide præcist, hvad ting er, eller hvor de kommer fra. Hendes serie Autumn Cloth består af 
en række skulpturer på piedestaler – alle støvler, der er kendetegnet ved deres klovneagtige form. De er skabt med 
respekt for traditionelt skomageri, men kun med genbrugte sko og håndtasker som materiale. Ved at udstille detaljerne i 
denne proces fremstiller Tenant of Culture udbredte produktionsformer i modeindustrien, men viser samtidig deres 
mutantagtige skæbne: zombiehybrider hjemsøgt af tidligere produkter. Autumn Cloth tager sit navn fra den engelske 
økonom Nicholas Barbon, en af forbrugssamfundets tidligste teoretikere, som i 1690 roste modens evne til at “klæde en 
mand som om han levede i et evigt forår – han ser aldrig sit tøjs efterår.” I denne metafor nås “tøjets efterår” – når tøj 
nedslides og skal udskiftes – aldrig takket være modeindustriens cyklus, der erstatter tøj langt før, det egentligt er 
nødvendigt. Siden Barbons tid er denne slags modeproduktion kun accelereret, især med den globaliserede “fast 
fashion” industri, hvor billige priser og dusinvis af årlige tøjsæsoner forkorter tøjets levetid. Kunstneren præsenterer 



kunst som et besynderligt arkiv for modebranchens permanente katastrofeproduktion – et sted, hvor materialer og 
objekter kan rumme nye meninger og værdier som fossiler.    

Issy Wood 
Study for good will 3, 2021 
Venligst udlånt af kunstneren og Carlos Ishikawa, London.  
Issy Wood’s malerier afbilder ofte mode, biler og antikviteter fundet i auktionskataloger og afspejler vores fælles 
besættelse af produktkultur. I en impressionistisk stil får kunstneren tydeliggjort vores mærkelige begær og fascination 
med objekter og understreger deres ofte fremmedgørende eller angstfremkaldende effekt. Kunstneren har ikke bare 
malet mode, men har i flere år også malet direkte på aflagte tøjgenstande, som hun forvandler til mærkelige relikvier, 
der tvinger beskueren til at forholde sig til dem med deres egen krop. “Tøj er vigtigt: det er definitionen på frivolitet og 
samtidigt noget af det mest fundamentale”, skriver kunstneren i et essay til udstillingen, hvori hun udforsker, hvordan 
tøj ofte ender med at blive en symbolsk stand-in, når vi skal forholde os til vores kroppe, og omvendt. Som en slags 
hævn mod tøjets store magt over os – vores enorme lyst til at eje det, tilpasse os det  (af og til med forfærdelige 
konsekvenser) – forvandler Wood sit aflagte tøj til kunstværker. Dette virker næsten som en lettelse – en konkluderende 
distancering fra kroppen. “Da det gik op for mig, at jeg kunne male på det tøj, jeg ikke kan eller vil have på, blev alle 
mine tvangskøb og alle de år, hvor læger overvågede min vægt, pludselig ikke vigtigt længere”, reflekterer hun. “Når 
tøj opslider dig og ikke den anden vej rundt, er det bedste tøj faktisk det, som du slet ikke behøver at have på.” 

Bruno Zhu 
Men, 2017-18 
Venligst udlånt af kunstneren 
Bruno Zhus baggrund i modedesign har ført til en koncept-drevet interesse i stil og forbrugssamfundet, hvilket 
manifesteres igennem både objekter og situationer. Hans Men serie er en række operahandsker lavet af bukser, der 
hænger på knager langs væggen som gamle brugte tøjgenstande eller kroppe. Handskerne følger et kvindeligt 
designmønster der understreger elegance og glamour, men bukserne oprindeligt er designet til mænd, typisk et krav på 
mandsdominerede kontorjob. Zhu's modeficering fremstiller hvordan kønsnormer og klasseaspiration manifesterer sig 
og opholdes i tøjgenstande, som på trods af deres banalitet effektivt kommunikerer sociale og politiske symboler som 
vi, til gengæld, identificerer os med og begærer enormt. Som en slags mutantprodukter er Men både rebelske og 
forvirrende, hjemsøgt af tidligere meninger mens de inviterer til nye sociale fortolkninger. 


