
Min Inger Waage
Af Sune Riishede

   Et af mine favoritfund, med titel fra et norsk folkeeventyr.  
Inger Waages halvt kubistiske fremstilling af en vellykket  

undervisnings-situation i 1960’erne, med mineralrigets mystik på skemaet.

Introduktion

I 2009 udkom en bog i Norge om dekor-kunstneren Inger Waage, hvor nedenstående essay – som er et 
udtryk for min passionerede interesse for hendes virke i 1950-60’erne – fik lov at indgå. 
   Indtil jeg i 2006 ”traf” Jan Gjerde – bogens forfatter – på internettet, var min Inger Waage-søgen 

en ensom affære. Det ændrede sig fra dag ét af vores online bekendtskab. I den følgende tid svulmede 
strømmen af informationer fra Stavanger-området, suppleret med knap så faktuelle, mere intuitive 
indsigter fra undertegnede danske forbindelse. Følelsen var at der blev gjort væsentlige Waage-
opdagelser, på det ydre og indre plan, nærmest på daglig basis. Det gjorde mig i efteråret 2007 i stand 
til at skrive den første version af ”Min Inger Waage”, som var et ønske om at placere den indhøstede 
viden i et internationalt perspektiv, samtidig med at jeg som samler fik chancen for at formulere en slags 
kærlighedserklæring til mit samler-objekt, min indlevelse i Inger Waage.
   Inger Waage, der før disse bestræbelser havde været ved at gå i glemmebogen, er idag berømmet for 

sine kunstneriske 1950’er-dekorer, kaldet ”kunst-flint”. Ved bogens udgivelse gav det god mening, at min 
fremstilling blev omgivet af bogens mange gengivelser af netop kunstflinten, fordi min I. W. historie, 
som det vil ses, har et lidt andet fokus, såvel billed- som tekstmæssigt. Den herværende version af ”Min 
Inger Waage” er en opdateret udgave af den oprindelige fra 2007. 



forglemme) er helt fuld. 
   Gnisten blev tændt i en jysk retro-shop i 2003, 
hvor jeg stod med et porcelænsmalet fad i hånden, 
som forestillede en påfugl med udslået hale i en 
dyster farvepalet: mørkgrøn, svovlgul, okseblod, 
sort. For min skyld kunne den have været skitseret 
af en Edward Munch på natligt trip i Zoologisk 
Have, eller af en klient på briksen til arketype-
tydning hos C.G. Jung. Et dekorations-objekt 
fra en norsk fajancefabrik, som faldt udenfor 
definitionen af ”kønt”. Og som jeg ikke kunne 
blive træt af at se på. 
   Det var en handel i bagatel-afdelingen. En 
lille kantskade sikrede mig fadet til 30 kr. Men 
nu seks år efter kan jeg se tilbage på den som 
et definerende øjeblik, der ikke alene sendte 
mig afsted med rygsæk på min Inger Waage 
ekspedition – de første 2-3 år i enegang – men 
også fik mig til at undersøge hele det landskab 
og den tid, som fænomenet opstod i, så jeg i dag 
trækker linier fra Nordamerika, England, Sverige 
og andre lande til Norge, med krydsningspunkt i 
I.W.s virke på Stavanger Flint i 50’erne og årene 
derefter, og også linier der går den anden vej.
   Min mest overraskende realisation på 
denne rejse er, at min påfugl i al dens vilde 
ekspressionisme ikke er malet af ”kunstneren” 

Min Inger Waage

Af Sune Riishede

Historien om Inger Waage vil en dag blive fortalt 
af akademikere, kunst-forstandige, stilhistorikere, 
som den fortjener – men sandheden i disse år er, 
at det er en anonym flok af ”art pottery”-entusiaster 
verden over der stædigt har nægtet at lade I.W.-
signaturen gå i glemmebogen. De har udtrykt 
deres forkærlighed for et usædvanligt norsk 
design-fænomen ved tusindvis af tryk på bud-
tasten på internet-auktioner, hvorved der er skabt 
en påtrængende atmosfærisk forstyrrelse, der først 
lidt tøvende blev opfanget i hjemlandet, men nu 
for alvor har smeltet forglemmelsen. Det har ført 
til en intens undersøgelse, specielt i Stavanger 
og omegn (som detektiver der finkæmmer en 
brandtomt), af noget der skete for 50 år siden i 
den by, som med en passioneret tilhængers ord 
kunne kaldes mystiske højtflammende kreative 
hændelser.
   Fordelen ved at være en ”fan” og ikke være 
tynget af at skulle give videnskabelig legitimitet til 
sit studieobjekt er åbenbar: man kan lade sit hjerte 
flyde over, og bevæge sig til modpolen af den 
afmålthed, der har en tendens til at reducere et 
fænomen ved at splitte det i bestanddele, fokusere 
på kritikpunkter og forbehold og afsluttende 
konkludere at koppen er halvt tom. Min Inger 
Waage kop/tallerken/vase (og turist-platte ikke at 

(1) Min påfugl



”New Look” var også en slags ny-jugend, overalt 
med stiliserede og halv-abstrakte bearbejdninger af 
natur-motiver. I Sverige havde Rörstrand-fabrikken 
i 1950 ansat en 22-årig pige, Marianne Westmann, 
direkte fra kunsthåndværkerskolen. Hendes 
”Mon Amie” fra 1952, tæt besat med stiliserede 
blå blomster (som senere inspirerede Egersund-
servicet ”Hvitveis”, og forvarslede 70’ernes 
Marimekko-blomster), var Europas første ”retro”-
service (ill. 2). To-tre år efter var hun klar – absolut 
før den gennemsnitlige svenske forbruger – med 
periodens berømteste skandinaviske service, 
”Picknick”, stiliserede frugter og grøntsager i 
suveræn tegnestreg og stærke rene farver
(ill. 3).

(3) ”Picknick” 1955, Marianne Westmann

   I England ansatte Midwinter-fabrikken i 1952 
den kun 17-årige Jessie Tait, på et tidspunkt 
hvor de ”guldrandede” ikke længere havde 
samme gennemslagskraft på eksportmarkedet i 
Nordamerika. I løbet af tre år havde hun som start 
på sin karriere dekoreret mindst tyve ”New Look” 
servicer under fællesbetegnelsen  ”Stylecraft” 
med elegant designede rød/gul/grønne natur-
abstraktioner og terner og prikker og striber, der 
konkurrerede med de nyindkøbte køkkengardiner 
(ill 4).

selv (anførselstegnene er hendes egne), men 
at hun som en anden renaissance-maler i den 
sidste halvdel af 1950’erne gik rundt i sin kittel 
i et atelier fuldt af lærevillige, der myreflittigt 
tilegnede sig hendes malemåde, og som reelt blev 
dem der malede de titusindvis af ”elevarbejder” 
der i dag er kendt i verden som Inger Waages 
”kunstflint”. Ikke at jeg ærer min påfugl mindre 
af den grund (se ill.1).

Et pige-trekløver 

Landskabet og tiden var præget af, at der nogle 
år efter verdenskrigens afslutning blev udløst 
en opdæmmet trang til at tingene i menneskers 
– især de nye unge familiers – hverdag kunne 
se ud på en radikalt ny måde, et ”New Look”. 
I 50’erne kom det til udtryk i tekstiler, tapeter, 
møbler, pyntegenstande, tallerkener m.v. De første 
tendenser indenfor specielt porcelæn/keramik 
opstod de steder hvor krigen ikke havde tæret, 
f. eks. Kalifornien og Sverige, men spredte sig 
hurtigt til porcelæn-dekorationens moderland 
England, hvor der skete en ”table-ware”-revolution 
i 1952-54. På gavebordet ved bryllupper stod der 
pludselig servicer der havde vinket grundigt farvel 
til fortidens guldrandede rosen-motiver og nu var 
dekorerede med halvabstrakte mønstre, nærmest 
Mirò-inspirerede, i stærke røde, gule, grønne, 
sorte farver, og i nye opblødte former, f.eks. den 
”rundfirkantede” tallerken, der tog facon efter de 
første tv-skærme (som mit påfuglefad).

(2) Mon Amie” 1952, Marianne Westmann. Europas 
første ”retro”-service.



revolution. Tyskland og Italien leger meget 
med rød/gul/grøn/sorte halvabstraktioner på 
skæve former, men fortrinsvis på vaser og andre 
pynte-objekter. I Holland/ Belgien er der trods 
nærheden til England udbredt tøven. I Danmark 
– mit eget land – sker der nærmest et blackout 
overfor de nye tendenser. Mens Sveriges ”fine, 
gamle” Rörstrand-fabrik kaster sig med hovedet 
først ud over kanten, så løfter Den Kongelige 
Porcelænsfabrik hovmodigt næsetippen overfor 
tidens pjat, og bliver meget lidt modsagt af 
andre danske fabrikker. Det er forklaringen på 
at det i dag på danske loppemarkeder er så let 
at finde udenlandsk ”New Look”. De danske 
brudepar havde nemlig også ændret smag, så der 
importeredes på livet løs engelsk og svensk, men 
ikke mindst ”Egersund”, ”Stavanger”, ”Figgjo” og 
andet norsk.

Synkronicitet 

Jeg tilskriver den nære kontakt over havet til 
England, at de sydvest-norske fabrikker så tidligt 
forstod hvad klokken var slået. I Stavangerflint 
havde Eystein Sandnes omkring 1955 designet 
service-formen ”Utstein”, moderne i sit udtryk, 
men svær at få solgt i sin ”skandinavisk rene” 
ensfarvede udgave. De nyeste signaler fra England 
var ikke til at tage fejl af: ”dekoren sælger varen”. 
De spraglede engelske servicer var signeret ikke 
af formgiveren, men dekor-designeren. Så blev 
Inger Waage inddraget (hendes kunstflint var på 
det tidspunkt begyndt at ulme) og hun foreslog at 
pynte ”Utstein” med et gult/hvidt ternet mønster, 
som fra et bølgende køkkengardin, som gav 
inspiration til navnet ”Smørgås” (ill. 5b), hvorefter 
salget for alvor kom igang.

(4)”Stylecraft” 1954, Jessie Tait

Grunden til at jeg nævner de to unge piger er, 
at de trods lidt aldersforskel (I.W. var 30 ved 
ansættelsen i Stavanger 1953) har mange ligheder 
med deres norske medsøster. Fælles for de tre 
er, at de sprængte alle rammer for hvad man 
kunne forvente af et enkelt menneskes kreativitet 
i forhold til en stor industrivirksomhed. Da 
Marianne Westman i 1970 blev afskediget (!) fra 
Rörstrand havde hun stået for næsten halvdelen 
af fabrikkens omsætning i 15 år. Lignende 
regnestykker kan givetvis laves for Jessie Tait 
og Inger Waage. Det unge pige-trekløver (som 
formodentlig aldrig mødtes) magtede at sætte 
sig igennem i en mands-domineret industri- 
og designkultur, ikke fordi de var lavet af stål, 
men ved gennemslagskraften af deres talent og 
intuition i forhold til det som tidens forbrugere 
efterhånden varmede op til. Kombineret med en 
anden faktor: de havde virksomhedsledere der 
holdt skjoldet op foran dem, når de var mest i 
modvind (Inger Waage havde Trygve Brekke).
Det var ikke en naturlov, at 50’ernes dekor-

udvikling også nåede de norske fajancefabrikker. 
Ser man ud over Europa finder man ikke 
meget der ligner den engelsk-svenske tallerken-



 Der blev igen brug for Inger Waage da Eystein 
Sandnes i 1957 havde færdigformet det ildfaste 
service ”Flamingo” (som var betegnelsen for hans 
gedigne design, ikke dekoren). Skønt Sandnes 
med sin forkærlighed for de rene linier allerhelst 
ville have udgivet det lyst og ensfarvet, så måtte 
han leve med at succes’en først kom i hus da 
formerne var blevet grundigt kamoufleret af 
Norges mest ikoniske 50’er-dekor: Inger Waages 
”Bambus” med kælenavnet ”fisk og citron”. 
   Det centrale motiv i dekoren er en mesterlig 

stilisering af tre elementer: fisken, citronen og 
det lancetformede bambusløv. Det lykkes I.W. én 
gang for alle at rense sin fisk for skel, slim og lugt, 
så hun står tilbage med et klinisk u-associerende 
dekor-element – stadig meget norsk – som også er 
velegnet til at servere kaffe og kage (ill.6).
 

(6) ”Bambus” 1957,  Inger Waage

(5a) ”Homeweave” 1953, Jessie Tait

(5b) ”Smørgås” 1955,  Inger Waage

Man kan sige, at hun dermed - med sin sans for 
fabrikkens ve og vel - pluggede Stavanger- flint ind 
på en vandtæt engelsk succes. Jessie Tait havde 
i 1953 kreeret servicet ”Homeweave” (ill.5a), der 
med inspiration i en vævet køkkendug var blevet så 
stor en salgs-succes for ”Midwinter”, at 3-4 andre 
fabrikker hurtigt efter udkom med variationer 
af hjemmevævede tallerkener. Jeg bruger ikke 
begrebet ”plagiat” fordi det er en negativ retslig 
terminologi til beskrivelse af noget, som jeg 
generelt opfatter positivt. I ethvert kulturelt nybrud 
er der masser af ”gensidig inspiration” eller bedre 
sagt: ”synkronicitet”. Det at skabende mennesker 
simultant får visioner og visuelle præferencer i 
samme retning.



fra 50’erne er totalt overdekoreret, navnløs og 
desværre sjælden. Det er en gardinmønstret, 
tv-skærm formet tallerken med et skatbræt af 
”bambus-pinde” og -blade, i to grønne nuancer (ill. 
8).

Højtflammende hændelser

Med disse dekor-succes’er var Inger Waage 
foregangskvinde i at bringe Norge på ”New Look” 
landkortet (efterfulgt af flere vellykkede service-
dekorer fra «Egersund» og «Figgjo»). Men det var 
ikke det jeg havde i tankerne, da jeg i starten svang 
mig op til at tale om ”mystiske højtflammende 
kreative hændelser”. Der skete noget i årene 1955-
59 i Stavangerflints fabrikslokaler, som der ikke 
findes direkte paralleller til i andre porcelæns- 
og fajancevirksomheder. Noget der løftede 
begivenhederne op i en dimension af en særlig 
intensitet, der stadig resonnerer i visse luftlag, og 
vil gøre det mange år endnu.
   Den faktiske dokumentation af hvad der 

udviklede sig det første par år efter Inger Waages 
ansættelse på Stavangerflint er stadig sporadisk, 
men ét er sikkert: der var ingen forestilling om 
at hendes lille dekorations afdeling skulle blive 
andet end et supplement, en sidelinie, i forhold til 
fabrikkens hovedproduktion. Det vides ikke om 
der overhovedet foregik en markedsføring af de 
første fuldt håndmalede vaser, skåle, fade – det 
vi nu kalder kunstflinten - der ikke appellerede 
specielt til hjemmepublikummet, men hurtigt 
bliver omtalt som emner for eksport. Blev de 
præsenteret på en messe i England eller USA? 
Hvordan fik udlandet nys om at der var en norsk 
fabrik, der var leveringsdygtig i individuelle 
fauvistisk malede dekorations-objekter? (ill. 9)
Der skete det besynderlige at der i 1955, hvor I.W. 

var ved at oplære en ung pige i at hjælpe til med 
kunstflinten, ankom en ordre fra USA på ikke 
200, ikke 2000, men ubegribelige 20000 I.W.-
signerede kunstflint-genstande. Stavangerflints 
ledelse tabte underkæben og man kan forestille 
sig det efterfølgende møde, hvor alles blikke må 
have flakket i retning af den unge dame, der sad 
med nøglen til noget der kunne betyde en markant 
økonomisk fremgang for fabrikken, men som ikke 
kunne manifesteres ved at trykke på en knap og 
starte en samlebånds-produktion. 

”Bambus” har yderligere to dekor-elementer: 
dels striben af gul-sorte krydsende ”bambus-
pinde”, som pryder kanterne, dels de rent sorte 
kanter og toppe. Det er godt at der ikke er flere. 
Marianne Westmann er synkront i Sverige i gang 
med at designe dekoren ”Canaria” med kun et 
enkelt element, en variant af gul-sorte «krydsende 
pinde». Man kan sige at ”Canaria” vil være lettere 
at servere en moderne middag på, nu hvor maden 
skal være hovedpersonen (ill.7). ”Bambus” er 
(ligesom I.W.’s Flamingo-dekorer «Latina» og  
«Maritim») på grænsen af et dekorations-mæssigt 
”overkill”. Som alle periodens markante designs 
tager de sig bedre ud ved borddækningen (og i dag 
i samlerens glasmontre), end når maden er øst op. 

(7) ” Canaria” 1957, Marianne Westmann.

Inger Waages Flamingo-dekor ”Tulipan” med 
stiliserede tulipanhoveder kanten rundt (og et 
lignende med lancetformede blade, foruden et 
med stiliserede fisk), er mere enkelt og ”mad-
venligt” (dog sikkert stadig rigeligt for den 
gode Sandnes). Min egen favorit I.W.-tallerken 

(8) Gardinmønstret tallerken, Inger Waage



der kunne ligne en umulig opgave: at lære en flok 
medarbejdere at føre penselen i de op til 50-100 
frigjorte (næsten sjuskede) farvestrøg pr. objekt, 
der var kernen i hendes dekorationskunst. Der 
blev utvivlsomt grædt bitre tårer over mange 
mislykkede forsøg, med for stive håndled til at 
resultaterne kunne blive stemplet med I.W.-
signaturen, men spørger man de nulevende, der 
var med i den intense proces, så er trængslerne 
glemt. Mindet er bevaret om en kunsthåndværks-
mæssig mesterlære, der lykkedes for de fleste og 
forgik i en opløftet atmosfære, takket være den 
unge kvinde i kittelen, der opildninde gik fra bord 
til bord. 
Så Stavangerflint skjulte sit chok, pokerfjæset 

holdt, den store udskibning blev leveret til tiden, 
andre ordrer fulgte, så atelieret frem til 1959-
60 var absorberet i opgaven med at mætte en 
verdens urimelige sult efter vaser, skåle, fade med 
ekspressionistiske giraffer, zebraer, røde fisk, 
haner, påfugle og piger med blomsterkrans og 
afro-øreringe. Denne bog vil rumme så mange 
illustrationer af ”nisse-værkstedets” fantastiske 
produktion, at enhver kan lade sig ramme af det 
visuelle univers og få en personlig oplevelse af 
hvad det var, der rørte sjælene dengang som nu.  
Der skal ikke siges for meget analyserende 

om kunstflint-motiverne, fordi de generelt 
hæver sig over det tidstypiske, og deres appel 
ikke forklares ved at tiden var til ”New Look”. 
Dog er ”eksotismen”, der kommer til udtryk i 
kunstflintens zoologiske have og orientalske 
pigeansigter, til en vis grad en tendens i 50’erne. 
Den får blot et helt unikt udtryk i Inger Waages 
drømme-agtige billedverden, nærmest overdrevent 
”tropisk”, ”afro” og ”undersøisk”. Af en dansker 
kan motiv-valget opleves som en iøjnefaldende 
kontrast til det bastante i det omgivende norske 
fjeldlandskab (og datidens samfund?).
Farvemæssigt placerer kunstflinten sig op ad 

50’ernes midteuropæiske farveskala, hvor der 
dyppes i dybtrød, flaskegrøn, svovlgul, sort (så 
nogen af  I.W.’s mønstrede, stribede ting ligner 
tyske samtidige, ill. 10), men med tilføjelser 
af blå, lysgrøn, tyrkis, violet m.v., der letter og 
udskiller kunstflinten farvemæssigt, også fra det 
samtidige engelske og svenske (der mere dyrker 
primærfarver). 

(9) Inger Waages 1950’er kunstflint (Ole 
Gustavsens samling)

Hvor overvældende situationen end må have 
været, så var Inger Waage en meget praktisk 
person, der også blev tørnet på af at det hun 
skabte kunne sælges, og ville gøre meget for at 
løse sin fabriks behov. Mens mændenes snak 
genlød i tobakstågerne, dannede der sig inde i 
hendes hovede et billede af et slags menneskeligt 
samlebånd.
Samtidig må hun have følt, at det der skete var en 

kæmpe ekkoende applaus til hende personligt fra 
den anden side af havet, som en energi-overførsel 
der løftede hende til en mindre stjernestatus. 
Hvilket det var. Ordren betød at der i USA (og 
i Canada, England, Danmark) var mennesker, 
der uden hjælp af smagsdommere, mode og 
reklame havde haft en direkte oplevelse af at stå 
overfor noget unikt – som jeg selv havde med 
mit påfuglefad – og reagerede på samme måde, 
som internet-auktionisten gør i dag: ved at trykke 
på afstemningsknappen. Mega-ordren fra USA 
til en ukendt norsk fabrik var ikke godgørende 
Marshall-hjælp. Den kunne kun betyde én ting, at 
opkøberne havde spærret øjnene op, og pungen 
var kommet op af lommen.
Forhåbentlig vil den videre undersøgelse af 

Inger Waage-historien fremkalde flere billeder af 
hvad der skete på fabrikken i månederne efter, 
ikke mindst fordi begivenhederne må have en 
nærmest filmisk kvalitet. Som nissernes værksted 
på et euforiserende stof. Et stort atelier blev 
indrettet hvor Inger Waage gik i gang med det 



der fremstillet 50 millioner service-dele, hvor hver 
del havde 15-20 omhyggelige pensel-kontakter. 
Spekulationer om antal tjener kun til at få en 

forståelse for at kunstflintens tour-de-force havde 
sin afmålte tid og hen imod 1960 bremsede 
op i sit spor. Massefremstillingen af 100 % 
håndmalede ”kunst-genstande” til allemands-
priser blev en opslidende produktionsmæssig 
anakronisme. Krav om tids-studier, rationalisering, 
ændrede arbejdsforhold tegnede billedet af et 
nyt årti, hvor det håndkolorerede element måtte 
begrænses, med mere tegning og mindre maling, 
med silketrykte forlæg kombineret med færre 
pensel-strøg. Inden 60’erne var omme forsvandt 
håndkoloreringen stort set fra massefremstilling af 
populær-servicer, erstattet af nye trykke-teknikker.
Inger Waage havde i 50’erne leveret en 7 års-

periode af overmenneskelig indsats, var med sine 
37-38 år i en alder, hvor mennesker kan opleve 
en udbrændtheds-krise, problemer med at få de 
kreative batterier fyldt op. Hun lagde ikke skjul 
på at hun var ”træt”. Hun får mig til at tænke på 
en primaballerina der i samme alder har roteret 
så mange pirouetter at tåspidserne er slidt op og 
får tilbudt pension som tak for at have udlevet sin 
kunst så totalt i så komprimeret en periode. Inger 
Waage fik hverken pension eller medalje (et par af 
hendes engelske sidestykker blev senere adlet) og 
sabbath-året var desværre ikke opfundet. Hendes 
solidaritet overfor de mange der var afhængige af 
hendes skaberkraft var utvivlsomt en af grundene 
til, at hun gravede et spadestik dybere efter 
brændstof at komme videre på, og reserverede 
hvad der måtte være af personlige kvabbabbelser 
til sit enrum og bedre tider.
Hun var generelt i brændpunktet for dilemmaer 

i de år. Vi har fornemmet de trækkræfter der 
var i fabrikkens kreative team mellem forenkelt 
”scandinavian modern” og det kraftigt dekorerede, 
der solgte bedre. Det var ikke Inger Waage der fik 
Eystein Sandnes til at forlade Stavangerflint for 
grønnere græsgange. Men den betydelige prestige 
hun havde vundet var utvivlsomt bidragende 
til at ledelsen ikke havde det store mod på en 
usikker fremtid med moderne skandinavisk 
forenkling. Man satsede på en zigzag-færd op 
gennem 60’erne mellem servicer og gaveartikler, 

(10) Øverst: 50’ernes midt-europæiske farveskala i 
tyske pyntegenstande, nederst: samtidig skål av Inger 
Waage (Ole Gustavsens samling)

Opbremsede pirouetter

Hvor mange stykker kunstflint der forlod fabrikken 
og blev spredt i verden inden årtiets udgang er rent 
gætteri. Der er oplysning om yderligere mindst 
én amerikansk megaordre, og hvis man forstiller 
sig 10 kvinder i fem år lave 6-8 stykker pr dag 
(konservativt skøn), bliver det alene 100.000 stk. 
Man spildte ikke tiden i en malersal. Der er et 
eksempel fra den engelske fabrik Broadhurst, hvis 
håndkolorerede service ”Rushstone” blev 60’ernes 
mest masseproducerede: i løbet af nogle få år blev 



Den generøse hånd

På baggrund af kunstflint-periodens kreative 
flamme-højder kan det ikke undgås at det 
efterfølgende årti af nogen vil blive bedømt som 
et antiklimaks. Inger Waage var ikke længere 
på samme måde eksponent for et samlet unikt 
malerisk udtryk, men stod nu for en række 
eksperimenter, der nedtonede håndmaleriet 
og gav plads til en anden side af hendes talent, 
penneføringen, tegningen. Udgangspunktet 
var selvfølgelig at hun forstod fabrikkens 
produktionsmæssigt behov, men tegneriet var 
også noget der lå hende i blodet. Hun var et rigtigt 
tegne-menneske, kendt som én der aldrig brugte 
viskelæder, ikke famlede med sine linier, ramte 
rigtigt første gang. Én der gik til tegneriet med 
samme umiddelbarhed som den der skribler ved 
telefonen eller barnet der tegner sit første runde 
hoved med en glad mund – hvor svært kan det 
være? Og ligesom med maleriet nød hun med 
sin tegnekunst at indkredse bestemte temaer og 
udtryksformer,  som blev hendes originale udtryk, 
og som kan genkendes i Stavangerflints’ 60’er 
produktion, signerede eller ej, nærmest som 
ikoniske stempler, som vandmærker der er garanti 
for at I.W.-valutaen er ægte.

(12) Signaturfuglen (Ole Gustavsens samling)

Hvad er bedst – giraffen i kunstflintens mørke 
skov eller den sjippende pige på barnetallerkenen? 
50’ernes røde fisk eller 60’ernes blå 
signaturfugl (ill.12). Man kan sige, at trangen til 

der byggede videre noget af det der allerede var 
lykkedes, med håndkolorering kombineret med 
silketryk, i en opstrammet rationaliseret – og til 
tider populariseret – udgave. Det gjaldt om at 
vinde nyt publikum, ikke mindst det hjemlige.
Når Inger Waage accepterede at blive 

hovedperson også i denne fase var det fordi det 
passede godt med hendes psyke. Hun gentog med 
dette valg, at hun ikke var ”kunstner” og at hun 
ikke var bange for at profanisere det kunstneriske 
image, som hun havde opnået internationalt. 

   
(11) Inge-Lise Kofoed før og efter.

Det kontroversielle heri illustreres måske bedst 
ved at nævne, at der i samtiden er markante 
eksempler på det stik modsatte, at kvindelige 
kunsthåndværkere  foretog et hamskifte fra 
det udpræget dekorative til det nærmest zen-
agtigt forenklede, og dermed nåede et trin op 
ad anerkendelsens stige. Mit  favorit-eksempel 
er Inge-Lise Kofoed, Royal Copenhagen, hvis 
«forenklinger» blev lovprist, men hvis tidlige 
dekorative stil jeg finder mest opløftende, ill.11. 
Inger Waage gik altså mod en strømning i tiden. 

Hun havde et handelsgen, der gerne ville lege 
med fabrikkens købmandsside, og kunne se frem 
til en relativ frihed i den forbindelse. Hun var 
tiltrukket af at tage udfordringerne op med sine 
medarbejdere, der som net-værk ikke var uden 
betydning for hende. Men vigtigst: hun var ikke 
til ”alvor” og introspektion i sin kreativitet. Man 
skal ikke underkende, at en vigtig drivkraft (og 
overlevelses-kraft) i hendes liv var den humor, der 
havde lyst ud af hendes zoologiske have i 50’erne 
(og som appellerer til os i dag), og det var den side 
hun satte sig for at udleve i 60’erne. Det skulle 
ikke bare være vel-designet dekor, det skulle også 
være sjovt.



(som Stavanger Flint blev sammenlagt med i 
1969) på sin vis stærkere med Turi-designs som 
«Barcarole», «Corsica», «Daisy», «Clupea» etc. 

 
Et univers af ”smiley’er”      

Som samler er jeg imidlertid blevet mere optaget 
af hvordan Inger Waage responderede på det 
underliggende krav om ”popularisering”. Da hun 
tidligt i 60’erne dukkede frem fra sin ”træthed”, 
var det ikke i en afdæmpet form med armene 
ned langs siden. Det var som om hun følte sig 
re-vitaliseret ved udsigten til at skulle finde en 
kommunikationsform med et stort – og nyt – 
publikum. Hun svarede ikke på udfordringen ved 
at indgå kompromiser, men ved at anslå en livs-
fejrende tone i sit tegnede design, der på sin egen 
måde var lige så hævet over tid og sted (før-Beatles, 
norsk bibelbælte), som kunstflinten havde været 
det årtiet før. 
Da hun blev involveret i fabrikkens satsning 
indenfor souvenir- og reklame-objekter fik det 

sammenligning får mennesker (og samlere!) til at 
vælge og vrage, fiksere blikket på det ene og lukke 
af for det andet. Selvfølgelig med den positive 
effekt, at 60’erne’s Inger Waage for nutidens 
og fremtidens samlere er en delvis uopdyrket 
mark, oversået med design-mæssige korn, som 
er undervurderet og i mange tilfælde strøet fra 
hendes generøse hånd uden at det endnu er blevet 
erkendt. 
Denne bog rummer smukke eksempler på de 

vaser, fade, servicer som kom ud af kombinationen 
af silketrykte fortegninger og forenklede farvestrøg 
i 60’ernes første halvdel. Eksempelvis ”den blå 
serie” (min egen betegnelse, af andre kaldet 
’opaque’), de matglaserede natur-stiliseringer på 
lys bund med overvejende blå farvestrøg. I.W.s 
vandmærke i denne serie er selvfølgelig den blå 
fugl med vinger af blade og med fuglerede ovenpå 
pigehoveder. Signaturfuglen der får lov til at 
svæve over alt hvad I.W. tegner i 60’erne. Men 
jeg tiltrækkes ikke mindst af hendes forkærlighed 
for at tegne den ydmygeste del af naturen – ikke 
bare grafisk flotte frøstande og karismatiske 
blomsterhoveder, som var typisk for tiden, men 
stiliseringerne af det ringeste ukrudt som ingen 
andre gider tegne, og store mængder af det.  Et 
top-nummer er de meget store gulvkrukker 
dækket med en overflod af ukrudts-grafitti og blå 
bladvinge-fugle (ill.13).
Andre markante dekor-designs fra denne periode, 

der videreførte noget af kunstflintens kvalitets-
niveau, er de forskellige fiske- og fugle- design 
på lys bund med få effektfulde penselstrøg som 
bølger, vinduesrammer, blade, der især tager sig 
godt ud på de store fade. Til ære for det norske 
marked kom de stiliserede ”fiskevær”-ting (som 
udlandet tror er badehuse) som et frisk hav-pust. 

60’erne var også tiden for en række service-
designs, som gradvist bliver tilskrevet Inger 
Waage, men som generelt står knap så markant 
som 50’er-servicerne. Fra overgangen til de 
silketrykte service-dekorer i slutningen af 60’erne 
og begyndelsen af 70’erne kan nævnes servicer 
som «Bonnie», «Sera», «Glory», «May», som 
fangede tidens stil. I disse år stod naboen Figgjo 

(13) Gulvvase, Inger Waage (Jan Gjerdes samling)



(15) Klovneansigt 1961, Inger Waage

For at understrege min pointe bevæger jeg mig 
over i den afdeling af I.W.-ting, der er mindst 
”godkendt” - fordi det er så uvant, at noget der 
er fremstillet til salg i en turist-kiosk kan være af 
designmæssig (og indholds-mæssig) værdi. F.eks. 
et Inger Waage-signeret askebæger, der var svar på 
en bestilling fra den lille danske by Frederiksværk. 
Hun havde selvfølgelig aldrig været der, fik som 
sædvanlig tilsendt en turistbrochure og nogle 
postkort, der ikke gav den store hjælp fordi byen 
ikke havde alverden at vise frem.
Frederiksværk var domineret af en kolos af en 

stålfabrik, hvor halvdelen af byen arbejdede, og 
havde en kanal der gik bagom bymidten.
I.W. så ikke noget problem. Hun placerede sin 

signatur-fugl, indkransede bybilledet med ydmygt 
ukrudt og gjorde selvfølgelig  stålarbejderen til 
hovedpersonen. Hun fangede ham på ugens 
bedste tidspunkt, en søndag eftermiddag siddende 
i sin robåd på kanalen med pibe i munden, 
med fabrikkens skorstene fjernt i baggrunden. 
På bredden står hans kone med armene helt 
oppe for at kalde ham i land til et veldækket 
kaffebord. ”Feel-good”, menneskeligt, tidløst. 
Man kan forestille sig den opløftede stemning 
på turistkontoret den dag da forsendelsen fra 
Stavanger blev pakket op. Kunne et turist-souvenir 
virkelig føles så godt (ill.16).

hende til at udvikle en tegne-verden, der ikke faldt 
i den sædvanlige grøft med det romantiserende, 
nationale og nostalgiske. 

Den tog fat på nutidens løfterige liv, med 
ligeværdige mænd og kvinder (hvis kvinden ikke 
var i forgrunden), deres arbejde, fabrikker, huse, 
biler og ikke mindst deres børn. Og hun satte sig 
for at fange menneskene i deres bedste øjeblikke 
(lystfiskeren der viser sin kæmpelaks, café-damen 
der viser sine nye strømper! - ill. 14), som for at 
udbrede et evangelium af gode vibrationer. Fra 
service-dekorerne ”Mesterkokken”og ”Darling” 
over turistplatterne og virksomhedsgaverne 
(sparegrisene!) til de fremragende børne-servicer 
skabte hun et univers af glade runde hoveder, 
”smiley’er” 30-40 år før tiden (ill. 15), mennesker 
der ikke er tynget af skyld og skam, men tvært 
imod – som i børns leg - ikke kan få armene ned 
af bare begejstring. Indlednings-illustrationen til 
denne historie, ” I berget det blå”, er et lysende 
eksempel på Inger Waages modernitet og det jeg 
med et engelsk ord vil kalde hendes ”uplifting”- 
kvalitet.

(14) Café-dame 1961, Inger Waage



(16) Askebæger fra Fredriksværk, Inger Waage

Af min samling af turist-platter fra dusinvis af 
danske byer og turist-steder kan jeg fornemme, 
at mange af dem har haft lignende grund til at 
føle sig ”set” af en ukendt norsk dame, og ikke 
nødvendigvis idylliseret, som man skulle forvente. 
Den kraft og dysterhed, som jeg mødte i mit 
første påfuglefad, blev jeg mindet om da jeg fandt 
platten fra den lille jyske by Vejen. Pigen fra 
bibelbæltet  har zoomet ind på en kontroversiel 
skulptur foran byens kunst-museum med titlen 
”Trold der vejrer kristenkød” og givet sin sorte, 
fandenivoldske version den absolutte æres-plads. 
Mit gæt er, at dette souvenir fik lille-byen til at føle 
sig ”ankommet” i den store verden.    ( ill.17).

(17) Turistplatte fra Vejen, Inger Waage



oprindelige elementer, i nye farve-kombinationer, 
og med noget af den ”forenkling” som ikke kunne 
indtræffe 10-15 år tidligere. 
Min egen Inger Waage-ekspedition er af samme 

grund ikke standset (en samlers værste  scenarie!), 
men kan fortsætte - nu sammen med en stadig 
voksende flok af medrejsende, hvoraf nogle har 
overhalet mig med mange mil - imod nye lokkende 
horisonter. 
Egentlig er det vel afsluttende på sin plads at løfte 

sin I.W.-barnekop med en sjat vin og sige: Tak 
herfra!
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Jeg når til den kronologiske ende på min egen 
I.W.-samling – og fortællingen der udspringer af 
den - længe før Inger Waages  afslutning på sin 
aktive karriere i 1979. Jeg er ked af, at hun ikke 
nåede at opleve den ”kanonisering” af hendes 
kunstflint og livsværk, som nu finder sted og vil 
vokse i de kommende år. Og jeg er glad for at 
hun ikke som sin svenske medsøster blev fyret, 
da det kommercielle klima for dekor-design blev 
presset omkring 1970, men at hun fik mulighed 
for at gøre cirkelen rund og vende tilbage til sit 
udgangspunkt fra 50’ernes begyndelse: til et atelier 
i et hjørne af den kære fabrik, til fremstilling af 
håndmalede unika-dekorer, med mange af de 




