
DET KONTRAPUNKTISKE PORTRÆT 
Improvisation og komposition i Lars Physants maleri 
 
 
 
 
 
 

 
 
 

Q&A MED KUNSTNEREN 
Lars Physant og Mette Skougaard 

 
 
”Jeg er kunstner, og jeg udtrykker mig i maleriet. Kunsten er hele mit liv; jeg lever for at male, 

ikke omvendt ” .  Lars Physant 

 
 
 
MS: Hvordan var din vej ind i kunstens verden? 

 
 
LP: Det var en retningsbestemmende grundoplevelse i mit liv, da jeg var 5 år 
gammel. Jeg så min far tegnede, hvorefter jeg kopierede hans tegning; og så en 
dag, halleluja, turde jeg selv forholde mig direkte til det sete, DET SYNLIGE. Det 
lagde sporet for mit liv.  
 
      Verden åbnede sig yderligere, da jeg opdagede biblioteket og 
dermed verdenskunsten. Mine første inspirationer og forbilleder var de danske 
guldaldermalere, Christen Købke, C.W. Eckersberg, Lundbye; senere 
impressionisterne og pointillisterne og – da jeg var omkring 14 år gammel - en ny 
vidunderlig opdagelse: abstrakt ekspressionisme. En drøm om at forene det bedste 
i alle disse oplevelser i det samme værk var for mig helt naturlig. Denne kærlighed 
til at syntetisere og eksperimentere med "det at forene" viste sig at blive helt 
essentiel for mig i mit kunstneriske arbejde. 
 
 
     I 13-14-års alderen var jeg i stand til at tegne portrætter efter levende model. 
Det var helt lystbetonet og ligetil; nydelse.  
 
 
MS: Hvordan har du uddannet dig som billedkunstner? Hvad har dine væsentligste 

inspirationskilder været? 

 



 
LP: Jeg søgte aldrig optagelse på Kunstakademiet. For mit allerstørste 
kunstneriske forbillede, Johann Sebastian Bach, var det et ideal at være selvlært, 
eller selvlærende ... Men tiderne og idealerne skifter; så det er først de seneste år, 
jeg selv med fornøjelse deler denne oplevelse af kvalitet i det selvuddannende med 
andre.  
 
       Ordet "autodidakt" har i mange kredse været brugt decideret nedsættende. 
Dette er naturligvis infamt; men ikke desto mindre håber jeg, der dukker et nyt ord 
op, der kan fastholde det ekstra ansvar og den ekstra indsats, som det kræver at 
kunne "undervise sig selv”. En anelse polemisk kunne man måske sige, at det at 
være akademiuddannet maler i Danmark i dag er, så vidt jeg er informeret, en 
skriftlig garanti for inkompetence i forhold til at kunne skabe portrætter. 
 
      I begyndelsen af 1980’erne kom de første bestillinger på portrættegninger; 
senere i blanding med akvarel, gouache og tempera og fra 1993 malerier på lærred. 
Og derefter har jeg ikke beskæftiget mig med andet. 
      Du lærer bedst at skabe ved at skabe! 
      For et par år siden blev jeg spurgt angående den berømte 10.000 timers-regel; 
jeg regnede lidt på det og nåede frem til, at det må være minimum ti gange dette 
tal for mit vedkommende for at male, som jeg gør, uanset hvad man mener om 
resultaterne. 
 
 
MS: Hvordan ser du din portrætkunst i forhold til dine øvrige værker? 
 
 
LP: For mig er der ingen skarp adskillelse mellem portrætter og "ikke-portrætter”. 
Jeg har malet mange billeder, som rummer enkelte eller adskillige genkendelige 
ansigter, uden at de er opstået som en bestilling eller med tanke på portrættering. 
Men et egentligt portræt skal for mig rumme en høj grad af modellens 
tilstedeværelse og nærvær.  
 
      Det giver mening at sige, at der i værker, som har karakter af for eksempel 
landskaber eller scenerier, naturalistiske eller abstrakte, i virkeligheden er en 
højere grad af selvportræt; mens der i et egentligt portræt SKAL være en vis 
dominans af den portrætterede. 
  
 
 
MS: Hvordan placerer du dig selv i forhold til andre portrætmalere? 
 
 



LP: Jeg har bevidst ikke ønsket at lære af eller forholde mig direkte til nulevende 
portrætmalere. Men der er én, næsten nulevende, undtagelse, som er alt for lidt 
kendt i Europa: den amerikanske Andrew Wyeth (1917-2009). Hans meget 
følsomme drypoint temperamaleri viste mig nye veje i akrylteknikken. Takket være 
ham lærte jeg, at næsten alle udtryksmulighederne fra olie, tempera og akvarel 
kunne rummes i akrylens registre, hvis man kender dem grundigt. Akrylmaleriet 
indebærer en enorm frihed, men kræver et stort overblik. Specielt i arbejdet med 
dusinvis af transparente lag kræver det mængder af erfaring for at balancere lys og 
farve.  
 
      Hvis vi af hensyn til overskueligheden holder os til danske portrættører, så 
oplever jeg idealet/det sublime særligt stærkt hos Christen Købke og C.A. Jensen. 
Jeg vil gerne også fremhæve P.S. Krøyer, Laurits Tuxen, J.V. Gertner og Vilhelm 
Hammershøi (ærgerligt, så få portrætter, han fik malet!). Hvis vi udvider kredsen 
til skulptur, så har mit arbejde med Bertel Thorvaldsen de sidste par år vist mig, at 
han var den største portrætbegavelse, Danmark har haft overhovedet. 
 
      Jeg har haft den store glæde at studere Thorvaldsens værk nærmere og malede 
blandt andet et portræt af ham efter hans selvportræt i Nysø Samlingen. Jeg 
arbejder også på et portræt af Eckersberg ud fra busten, som billedhuggeren skabte 
af ham. Hvis vi tager denne portrætbuste som eksempel og sammenligner den med 
malede portrætter af Eckersberg, er jeg sikker på, at alle Thorvaldsens 
registreringer i 3D kommer tættere på ligheden med modellen. Som begavet 
skulptør har han set, processeret og fastholdt langt flere informationer end malere 
har været i stand til, og det er smukt koncentreret på det åbne og seende hos 
Eckersberg. 
 
     Jeg oplever, at Thorvaldsens evne til at skabe og genskabe menneskeansigter er 
fuldstændigt overvældende; et ufatteligt balanceret overblik både fysiologisk og 
psykologisk. En fantastisk balance mellem "skønhed" og "realisme": "Voir beau et 
juste"; "at se smukt og sandt" var J.L. Davids og derefter Eckersbergs motto. 
 
 
 
  
DET NYE PORTRÆT AF H.K.H. PRINSESSE BENEDIKTE 
 
 
 
MS: Du har nu fået opgaven at skabe det officielle portræt af H.K.H. Prinsesse Benedikte 

til Det Nationalhistoriske Museum på Frederiksborg. Går du til opgaven på samme 

måde, som når du skildrer andre ikke-kongelige personer? 

 
 



LP: Det er naturligvis noget ganske enestående at få et kongeligt portræt i 
kommission. Det betyder meget for mig. Men rent kunstnerisk forsøger jeg altid at 
overgå mig selv i hvert eneste nye værk. Det vil jeg gøre uanset, hvem jeg skal 
portrættere. Der er samme nødvendighed fra min side i forhold til at gøre det 
bedste.  
 
     Men det særlige ved at lave et kongeligt portræt til en officiel samling giver en 
dimension, som jeg selvfølgelig skal tage hensyn til og respektere. Jeg ønsker, at 
det er en gensidig respekt i forhold til en enestående samling af Danmarks 
kollektive erindring skal udvides en smule med det, jeg kan komme med i den 
sammenhæng, – det er svimlende, men det ændrer ikke ved de krav, jeg stiller til 
mig selv. 
 
 
MS: Betyder det, at du lægger vægt på at skildre eller fremhæve den officielle rolle, som 

den portrætterede har, og som er baggrund for bestillingen til Frederiksborg, eller 

ønsker du mere at skabe en helhedsskildring uden særlig vægt på formel fremtoning? 

 
 
LP: Jeg følte, at det var helt ligetil at lade Prinsesse Benedikte selv definere sin 
påklædning, sit rum, sin omgivelse og lade vores fælles kærlighed til lyset og til 
Vilhelm Hammershøi, som er repræsenteret med et maleri i rummet, gå ind og 
definere i forhold til det rent kunstneriske, maleriske. 
 
      I forhold til spørgsmålet om værdighedstegn som for eksempel ordener eller 
ikke ordener var det helt klart, at det ikke var de formelle tegn prinsessen skulle 
bære. Men hun ønskede samtidig at fremstå i det mest kongelige lys, i den mest 
kongelige præsentation, at vise sig som en lykkelig repræsentant for den familie og 
det fællesskab, som har været hendes liv, og som hun fra barnsben har vænnet sig 
til at være en del af og skulle arbejde inden for. 
 
 
MS: Du har portrætteret Prinsesse Benedikte to gange tidligere, begge som 

privatportrætter. Betyder det noget, at det er tredje gang, du maler netop hende? 

 
 
LP: Det er en stor og afgørende fordel, at det er tredje gang, at jeg maler et større 
portræt af Prinsessen. Det skaber en umiddelbar fortrolighed mellem os, en 
gensidig forståelse, som er umådelig befordrende for processen.  
 
      I forhold til de to tidligere værker var det i udgangspunktet et helt symbiotisk 
ønske fra begge sider, at dette tredje værk skulle være lige så komplementært 
forskelligt fra de to tidligere, som disse er det indbyrdes. Så vi skulle også betræde 



nye stier, men det med den gave, det er, sammen at kunne vurdere, hvad der var 
lykkedes i de tidligere, samt hvad der kunne forbedres. 
 
 
MS: Hvordan er opgaven grebet an? 
 
 
LP: Det er meget grundlæggende for min arbejdsmetode, at jeg udarbejder talrige 
forstudier. Tegninger tæt på efter levende model, så mange som muligt, samtaler i 
alle retninger, ofte fastholdt i fotografier, vende ansigtet og kroppen i forhold til 
LYSET. Ustandseligt forsøge nye kompositioner, opstillinger, der kunne overlade 
det afgørende "ord" til lyset.  
 
      I netop denne portrætopgave, som blev iscenesat i Prinsessens residens på 
Amalienborg, førte det lave og ekstremt bløde middagslys under de fleste af 
sidningerne omkring vintersolhverv til, at vi ustandseligt måtte prise Hammershøi; 
vi VAR i hans RUM og hans LYS. Prinsessens og mine fælles oplevelser af de 
spæde skift i lyset på en række af årets allerkorteste dage var simpelthen det, der 
gav mig lysretningen og dermed lysfordelingen for det samlede værk.  
 
      Siden perfektioneredes placeringen af objekterne nederst til højre og sofaens 
præsens nederst til venstre. ALTSAMMEN KLANGBUND FOR LYSET! Det er 
således helt klart lyset, der har dikteret / determineret hele opdelingen af 
værkfladen. 
 
 
MS: Hvordan ser du dette tredje portræt i forhold til de to foregående? 
 
 
LP: På en måde føler jeg, at netop dette portræt er blevet ekstremt privat i forhold 
til de tidligere, fordi det rummer så mange private øjeblikke i de ansigtsstudier, jeg 
har lavet, som jeg mener i den grad har samlet sig i det endelige ansigt.   
 
     Når det er sagt, tror jeg det, der kan gøre den officielle dimension stærkere og 
bedre og mere kvalificeret, er den kendsgerning at Prinsesse Benediktes liv i den 
grad går op i en højere enhed. På virtuos vis forenes privatsfæren og den offentlige 
sfære i det samme menneske, det hele konfluerer på det plan. Det bliver derfor i 
mine øjne det mest bevægende af de tre portrætter. 
 
      Jeg har prøvet at samle det, jeg føler, der er det bedste i hvert af de to andre 
portrætter i det nye maleri: Naturlig størrelse,"1:1";synlige hænder ;et omfattende, 
akkompagnerende rum og den røde farve i beklædningen. 
 
 



 
MS: Selvom der er store forskelle mellem de tre portrætter af Prinsessen, har de det til 

fælles, at hun på dem alle står og ser direkte på beskueren. Hvad ligger til grund for det 

valg? 
 
 
LP: Det er faktisk resultatet af mange fravalg. Jeg har også i forløbet skabt et 
ansigtsstudie, hvor hendes blik er bortvendt. Det er meget smukt og afspejler for 
mig hendes accept af livet, skæbnen og hendes specifikke livsvilkår som noget 
dejligt og samtidig også noget, som har været kolossalt krævende.  
 
     Alligevel har jeg fra et meget tidligt tidspunkt i processen ikke kunnet forestille 
mig portrættet på en anden måde end ved, at beskueren skal mødes direkte med 
hendes blik. Prinsesse Benedikte har en enestående evne til nærvær og 
koncentration forbundet med empati. Hun er fantastisk opmærksom på alle dem, 
der er til stede i rummet omkring hende, og det er vigtigt, at det lyser ud af 
portrættet, og at man får en fornemmelse af denne særlige evne og sans for 
nærvær, når man ser billedet.  
 
     Jeg ønsker også, at øjenkontakten skal afspejle Prinsessens meget direkte, 
aktive og handlekraftige personlighed. For yderligere at understrege dette 
karaktertræk har jeg lagt meget vægt på hendes hænder, som indtager en central 
plads i kompositionen.  
 
Hun er en person, som får tingene til at ske, hendes tilstedeværelse i et lokale er 
markant, og hun har fra barnsben studeret virkemidler, som får en situation til at 
fungere. Man skal fornemme hendes majestætiske person. Det er hendes 
menneskelige kvaliteter, der går op i en højere enhed med det kongelige.  
 
 
MS: Du har beskrevet begrebet ”introspektiv naturalisme” som et vigtigt arbejdsredskab 

for dig – kan du beskrive det i forhold til det nye portræt? 

 
 
LP: Introspektiv naturalisme er et bærende element i alle mine værker, også i 
landskabsbillederne. Grundlaget for værkerne er altid introspektion. Måske kan 
det udtrykkes således, at billedfladen skal være imprægneret af det indre som jeg 
ønsker at give videre. I forbindelse med at skabe et portræt åbner det en særlig 
mulighed for at spejle sig i et andet menneske, når der er en gensidig forståelse, det 
giver noget helt specielt. Jeg tilstræber et bevidst skifte mellem det ydre og det 
indre, og i mødet med den anden person opnår man både mulighed for indsyn i 
egen bevidsthed og 180 grader den anden vej en invitation til et møde, en gensidig 
introspektion. 
 



     I forhold til dette portræt forstod Prinsessen den særegne komplementaritet i 
tegneoplevelsen: Hun har en slående lighed med sin mor, H.M. Dronning Ingrid, 
som hun altid har beundret og ønsket at ligne. Modsat har jeg været nødt til at 
skabe mit eget liv, min personlighed, min menneskelighed på en måde, der var 
forskellig fra min far, som var et menneske, der ville noget helt andet, og som jeg 
ikke beundrede i den forstand.  
 
 
MS: Farverne og deres symbolik spiller en vigtig rolle i dine værker. På hvilken måde 

har du arbejdet med farvens betydning i dette portræt? 

 
 
LP: Farverne er så at sige vokset ud af lyset, lige fra allerførste sidning på 
Amalienborg blev vi begge – som ovenfor nævnt – opmærksomme på, hvilken 
sarthed lyset rummer ved tiden omkring solhverv, og dette blev kombineret med 
inspirationen fra Hammershøi. 
 
     Prinsessen står, så hendes venstre side oplyses af det varme glødelampelys fra 
det indre i stuen, den anden side, der vender ud mod slotspladsen, rummer en 
køligere blålig tone, og det er den opdeling, som er i det, jeg maler.  
 
     I processen har jeg udført 10 forstudier af Prinsessen med forskellige 
farvekombinationer for at male mig ind i de farvekompositioner, som hænger 
sammen med det endelige værk. Det er for mig et redskab til at få så meget af 
sjælen med som muligt, så at sige at finde frem til essensen af hende. Det 
essentielle findes ofte i relationen mellem forskellige udtryk, og det er 
udfordringen for mig at finde det. 
 
 
MS: Vil du fortælle mere om din maleteknik? 

 
 
LP: Jeg streger ansigtet op efter det ansigtsstudie, jeg føler er mest vellykket. 
Derefter tegner jeg figuren, og så påfører jeg farver i meget tynde lag. Der kan være 
over 100 lag, jeg tæller dem ikke. Men hvert eneste lag har en betydning. 
 
     Det opleves uundgåeligt som en parallel til bevidsthedens og hukommelsens 
lagring af perception: Lag på lag kontinuerligt og hele tiden en højere og højere 
koncentration af energi. Jeg bygger næsten altid maleriet, ikke kun portrætter, op i 
komplementærfarverne til det, der bliver den endelige farve. Denne farve er ofte 
ubeskrivelig, fordi den består af én farve, der er blevet malet over masser af gange, 
af vibrerende, laserende lag af dens komplementærfarve. 
 
  



MS: Hvad vil du gerne have, at gæsten på museet i morgen og om 100 år skal opleve, 

når de ser dit portræt? 

 
 
LP: Mit mål med mit liv er at forsøge at skabe værker, der rummer en malerisk / 
kunstnerisk styrke, som vil kunne give et andet menneske, der perciperer det 
omhyggeligt og intenst, samme styrke af oplevelse af LIVSINDHOLD, som jeg selv 
har fået af Vermeer, Hammershøi, Købke, Matisse, Bonnard, Seurat, Georges de la 
Tour, Mark Rothko, Jackson Pollock ... 
 
 
MS: Hvad er et godt portræt? 

 
 
LP: Et fantastisk maleri til at begynde med! OG en ansigtstilstedeværelse, som 
transcenderer og transmitterer MENNESKELIG KVALITET. Et intenst stykke af et 
menneskes liv, der har styrke til at overleve kroppens livsforløb.  
 
 


