
HERMAN PAUL

Op een kwade dag, ergens in 2010, besluit
ik een boekje te schrijven over Kafka’s
Beschreibung eines Kampfes. Als zovele
Kafkalezers ben ik geïntrigeerd door dit
jeugdwerk, door de stijl, door de spanning
tussen ascese en levensvreugde die de novel-
le doortrekt, maar ook door de ontstaansge-
schiedenis ervan. Beschreibung eines Kampfes
is immers het werk waarmee Kafka ‘door-
brak’, nadat hij het manuscript aan Max
Brod had laten lezen. Op Brods instigatie
drukte het tijdschrift Hyperion, in 1908 en
1909, drie fragmenten van de novelle af.
Daarmee is Beschreibung het eerste Kafka-
manuscript dat in druk verscheen. Of het
ook het oudst bewaard gebleven werk is,
valt echter niet eenvoudig uit te maken.
Wanneer begon Kafka precies aan zijn
Beschreibung? Rond 1904, zoals sommigen
beweren, waarna hij het in 1909 geheel
herschreef? Of gaan stukken van het werk
(in elk geval het thema) terug op Kafka’s
late tienerjaren – de jaren waarin hij, naar
eigen zeggen, met fictie begon te experimen-
teren? En wat telt in dit geval als het ‘oudst’:
de schrijfdatum of de publicatiedatum?

Als ik geloof dat het begin van Kafka’s
oeuvre ertoe doet, zal ik moeten uitleggen,
aan mijzelf en aan mijn eventuele lezers,
waarom zo’n verschil tussen schrijf- en
publicatiedatum relevant is. Ik zal een ant-
woord moeten geven op de vraag waarom
ik zo dicht mogelijk bij het begin van
Kafka’s schrijverschap wil komen. Wat zoek
ik daar? Wat verwacht ik er aan te treffen?
Of waarmee identificeer ik dat begin? Met
de eerste articulaties van wat ik typische
Kafkathema’s vind: vervreemding, angst,
ontheemding? Met de eerste ‘literaire’ pro-
ducten van de jonge Franz? Of moet ik ver-
der terug, naar het Duits-joodse milieu in
Praag waarin Kafka opgroeide, of naar de
Franse wortels (Gustave Flaubert) van de
literaire traditie waartoe Kafka doorgaans
gerekend wordt?

Eén ding is op voorhand duidelijk: het begin
van Kafka’s schrijverschap is niet zomaar
gegeven. Ik zal keuzes moeten maken, net
zoals iedere historicus die oeuvres, ontwik-
kelingen of perioden in het verleden bestu-
deert. Om het begin van iets te kunnen
vaststellen, zal ik moeten weten wat dit
‘iets’ precies is – wat Kafka’s schrijverschap
volgens mij inhoudt. Ik maak daarbij
gebruik van kennis achteraf, van wat in het
Engels zo kernachtig een hindsight perspective
heet. En net als iedere historicus breng ik
mijn eigen subjectiviteit hierin mee.
Kortom, om drie redenen is al onmiddellijk
duidelijk dat mijn antwoord op de vraag
naar Kafka’s begin een ‘constructie van het
verleden’ is. Wat telt als het begin, hangt af
van mijn Kafka-interpretatie, die op haar
beurt het stempel van mijn eigen tijd
draagt.

Maar daarmee is nog niets gezegd over
het soort begin waarnaar ik op zoek ben.
Het mag waar zijn dat het begin van Kafka’s
schrijverschap niet objectief gegeven is,
maar wat zoek ik dan precies? Zoek ik naar
oorsprongen, dat wil zeggen, naar de kie-
men waaruit Kafka’s schrijverschap ont-
sproot? Gaat het mij om het moment waar-
op dit schrijverschap voor het eerst mani-
fest werd? Of probeer ik na te gaan vanaf
welk moment Kafka zichzelf als schrijver
beschouwde? Zoek ik een bewust, actief
begin? Of zoek ik Kafka’s begin liever in de
omstandigheden, situaties en mogelijkhe-
den waarop de schrijver, als een secundaire
actor, met papier en inkt reageerde?

In my end is my beginning

Laat ik beginnen met de vraag: het begin
van wat? Als ik op zoek ga naar het begin
van Kafka’s schrijverschap, wat versta ik
dan onder dit schrijverschap? Het is te een-
voudig om dit schrijverschap gelijk te stel-
len aan een beroep – Kafka werkte immers
lange tijd op verzekeringskantoren – of aan
het produceren van het oeuvre dat ons,

dankzij Brod, is overgeleverd. Mijn fascina-
tie voor de Beschreibung eines Kampfes wordt
namelijk mede gevoed door het besef dat
Kafka’s oeuvre, op allerlei manieren, bij-
zonder is. Juist deze eigenschap van het
oeuvre maakt mij nieuwsgierig naar het
begin. Zoek ik dan het begin van Kafka als
bijzondere schrijver? Lezers die verslingerd
zijn aan Der Prozeß of Das Schloß willen om
deze reden wel eens voorbijzien aan het
‘mindere’ jeugdwerk en het begin van
Kafka’s echte schrijverschap lokaliseren ná
de Beschreibung eines Kampfes.

Ik haal dit argument aan omdat het zo
mooi laat zien dat het begin niet aan het
begin gegeven is, maar afhangt van wat we
het einde zouden kunnen noemen. Der
Prozeß en Das Schloß dateren uit 1914 en
1922, maar bezorgden de schrijver pas pos-
tuum zijn faam. Pas nadat het oeuvre ‘com-
pleet’ was – wat in het geval van Kafka
slechts betekende dat er niets meer bijkwam
– kon worden vastgesteld waaruit dit oeuvre
bestond, wat het bijeenhield en wat het, ver-
gelijkenderwijs, bijzonder maakte. Zo kon
ook Kafka’s schrijverschap eerst gedefinieerd
worden nadat de schrijver zijn pen voorgoed
had neergelegd. Als ik op zoek ben naar het
begin van Kafka’s schrijverschap, hanteer ik
dus een definitie van schrijverschap die
slechts postuum mogelijk werd. Iets techni-
scher gezegd: het begin van een object ver-
onderstelt een definitie van het object die
alleen post factum kan worden gegeven.

Historici, die met dit verschijnsel beroeps-
halve vertrouwd zijn, plegen wel te zeggen
dat er afstand nodig is – vaak bedoelen ze:
temporele afstand – om te kunnen vaststel-
len wat een mensenleven, een oeuvre of een
periode behelsde. Pas als iets is afgelopen,
als alle consequenties zijn duidelijk gewor-
den, kan de zaak in kwestie worden geka-
rakteriseerd en kan haar begin met enige
nauwkeurigheid worden vastgesteld. Dat
wil niet zeggen dat het onmogelijk is te zoe-
ken naar het begin van, bijvoorbeeld, het
moderne handelskapitalisme – waar we
nog middenin zitten – maar wel dat zo’n

‘Jugendstil’ (3)

Wat doen we eigenlijk als we naar het
begin van iets vragen – of het nu gaat
om een oeuvre dan wel om een periode
in de geschiedenis? Enerzijds heeft die
vraag betrekking op een pril moment
vol verwachting, een moment waarop
iets nog maar net ontstaat en er nog
niet tenvolle is. Maar door de vraag te
stellen gaan we er tegelijk van uit dat
dit ‘iets’ wel degelijk al bestaat en
vaste contouren heeft. Hoe zouden we
anders naar het begin ervan kunnen
peilen? Herman Paul vertrekt van één
oeuvre – dat van Franz Kafka – om de
problematiek van het oeuvrebegin te
kaderen in de bredere geschiedfiloso-
fische probleemstelling van ‘het begin’
tout court. Hij demonstreert dat elke
definitie van de historische entiteit die
Kafka’s oeuvre is, een ander begin-
punt oplevert: men kan dat beginpunt
situeren binnen de periode waarin
Kafka als schrijver actief was, men
kan het zoeken in zijn leven vóór het
schrijverschap – maar vanuit een
bepaalde optiek zou men evengoed
kunnen zeggen dat ‘het oeuvre van
Kafka’ al voor diens geboorte begon-
nen was… Vanuit Kafka extrapoleert
Paul twee ‘soorten’ begin die hij (met
Edward Said) tegenover elkaar stelt:
het gewone ‘begin’ (op mensenmaat)
en de metafysisch gekleurde categorie
van de ‘oorsprong’. Hij besluit dat de
geschiedfilosofie het probleem niet
kan oplossen, maar enkel inzicht ver-
schaft in de premissen die de discussie
over het begin sturen.

Leo Samama onderneemt een histo-
rische excursie naar het begin in één
kunstvorm – de muziek. Componisten
geven hun werken opusnummers en
kunnen dus met veel aplomb de aan-
vang van hun oeuvre aanwijzen door
een compositie van het opusnummer 1
te voorzien. Maar dat neemt niet weg
dat hun oeuvre verschillende begin-
werken en vaak ook verschillende (let-
terlijke of symbolische) opus 1-num-
mers kan hebben… De ene keer num-
mert de componist tegen de uitgever
in, dan weer besluit de componist zelf
om zijn oeuvrebegin te herzien – hoe
ouder hij wordt, hoe groter de kans
dat dit gebeurt, zoals geldt voor de
100-jarige en nog immer fris compo-
nerende Elliott Carter (°1908).
Samama maakt ook duidelijk dat het
begin (en het opus 1) doorheen de
muziekgeschiedenis steeds méér
gewicht heeft gekregen, met
Beethoven en Brahms als onwrikbare
ijkpunten. 

Dit nummer omvat opnieuw enkele
casestudies. Hans De Wolf bespreekt
het begin van het oeuvre van Marcel
Duchamp, die elke chronologische
fasering en notie van ontwikkeling
weigerde. Duchamps carrière is de
realisatie van een oeuvreplan dat de
kunstenaar als het ware in één klap te
binnen viel – incluis zijn begin en
einde, bij wijze van spreken. Bij
Francesca Woodman is het oeuvre dan
weer nauwelijks voorbij zijn begin
geraakt, aangezien de fotografe al op
22-jarige leeftijd zelfmoord pleegde.
Bart Meuleman toont hoe de schrijver
een publiek bestaan kan opbouwen
zonder als debutant ‘in het zonnetje te
worden gezet’. Marc Holthof schrijft
over Mike Kelley, een kunstenaar die
aan de slag gaat met een populaire
opvatting over de oorsprong van het
kunstenaarschap: kunstenaars zijn
misbruikt.
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begin zal worden aangepast naarmate toe-
komstige ontwikkelingen ons zullen nopen
onze karakterisering van dit kapitalisme bij
te stellen. Trouwens, zulke herdefiniëringen
vinden voortdurend plaats, ook in het geval
van Kafka, bijvoorbeeld nadat ontdekt werd
hoezeer Der Prozeß schatplichtig is aan
Dostojevski’s Misdaad en straf. Dit onder-
streept slechts dat het begin van iets logisch
afhankelijk is van hoe wij dit iets vanuit
onze positie definiëren.

Daarom formuleert T.S. Eliot, als hij in
Four Quartets schrijft dat “in my end is my
beginning” (evenals, omgekeerd, “in my
beginning is my end”), een inzicht dat niet
alleen betrekking heeft op de totstandko-
ming van literaire teksten, maar ook op het
historisch onderzoek ernaar. “What we call
the beginning is often the end. And to make
an end is to make a beginning. The end is
where we start from…”

Oorsprong en begin

Nu bestaat er onenigheid over de aard van
een begin. Waaruit bestaat het begin van
een schrijverschap? Toen Edward Said, de
latere oriëntalismecriticus, zijn boek
Beginnings (1975) aan deze kwestie wijdde,
onderscheidde hij tussen een oorsprong en
een begin. Een oorsprong, meende Said, is
een punt nul, een absolute aanvang, iets
waar alles uit voortkomt. Het is de alpha van
Jorge Luis Borges of de creatio ex nihilo van
Genesis. Zo’n oorsprong met een hoofdlet-
ter O is het onderwerp van studies die qua
vraagstelling naar het megalomane neigen
(The Origins of Species of Die Ursprünge des
europäischen Denkens, bijvoorbeeld). Een
begin, daarentegen, is niet meer dan een
poging op dreef te raken, een insteek, een
aanknopingspunt. Het is, om Said te cite-
ren, een “eerste stap in de intentionele pro-
ductie van betekenis”, ofwel het moment
waarop een auteur zich voor het eerst reali-
seert: nu werk ik aan iets.

Misschien kan ik het onderscheid nog ver-
helderen met een andere tegenstelling uit
Saids boek: die tussen een metafysisch en
een humanistisch begin. De oorsprong van
hierboven is metafysisch, ze is een zaak van
de theologie omdat ze zoekt naar het absolu-
te, naar dat wat een mens overstijgt. Een
beginning, daarentegen, is seculier – ‘hei-
dens’, om met Giambattista Vico te spreken –
omdat het vertrekt van de individuele mens.
Het is humanistisch, omdat het individu met
zijn eigen intenties, oordelen en daden in het
middelpunt geplaatst wordt. Het begin is

altijd een product van menselijke beslissin-
gen; niet iets wat daaraan voorafgaat. 

Hier schemert Saids eigen voorkeur al
door. In Beginnings klaagt hij dat het wester-
se historische denken in de ban is geraakt
van oorsprongen en daarmee in de greep
van metafysisch denken is gekomen. Deze
klacht heeft haar achtergrond in de 19de
eeuw. Met name in de decennia rond 1850
zochten veel historici (net als germanisten
en Altertumswissenschaftler) naar de ‘oor-
sprong’ van het Duitse volk of de ‘oor-
sprong’ van de Europese cultuur. Zulk
onderzoek droeg bij aan de legitimiteit van,
bijvoorbeeld, de jonge Duitse natiestaat
zolang mensen geloofden dat oude papieren
(oorsprongen in een ver verleden) niet
alleen prestige, maar ook gezag en autori-
teit verleenden.

Deze gedachte, noteer ik op gezag van
Alvin Snider, is overigens ouder dan de
19de eeuw. We vinden haar al volop in
17de-eeuws Engeland. In zekere zin
bestond ze zelfs al in de late Middeleeuwen
– hoewel Gabrielle M. Spiegel mogelijk gelijk
heeft dat legitimiteit in de 13de en 14de
eeuw eerder berustte op de continuïteit van
een traditie dan op haar oude papieren.
(Een ironische exercitie: zoek de oorsprong
van het oorsprongsdenken!)

Als Said op het metafysische karakter van
dit oorsprongsdenken wijst, doelt hij aller-
eerst op deze gelijkstelling van legitimiteit en
anciënniteit, die ertoe uitnodigt om oor-
sprongen in een zo ver en duister mogelijk
verleden te lokaliseren. Maar evenzeer doelt
Said op de exclusiviteit van zulke oorspron-
gen. Als ‘de’ oorsprong van het Duitse volk
in de Middeleeuwen ligt, doen dan de
Boerenopstand, de Dertigjarige Oorlog en de
18de-eeuwse Kulturnation er niet toe? Wordt
het denken en doen van duizenden Duitse
individuen, die (achteraf bezien) concreet
hebben meegeholpen de Duitse natie te rea-
liseren, in dit oorsprongsdenken niet onder-
geschikt gemaakt aan een mythisch begin?

Ten slotte doelt Said op het onpersoonlij-
ke, niet-menselijke karakter van zulke oor-
sprongen. Als oorsprongen diep in de
geschiedenis verborgen liggen, wie was
daar dan verantwoordelijk voor? Dat kon
geen individu zijn. Niet toevallig beschouw-
den veel 19de-eeuwse historici de geschie-
denis niet als een toneel van menselijk han-
delen, maar als een domein dat werd
bevolkt door tijd-, volks- en wereldgeesten.
Tussen de oorsprong van de Duitse natie en
de politieke vorm die deze natie in de 19de
eeuw aannam lag niet een reeks van indivi-
duen, maar een Duitse Volksgeist, die zich in

de loop van de geschiedenis geleidelijk reali-
seerde. Wie over oorsprongen spreekt,
wordt daarom, volgens Said, geconfron-
teerd met de verleiding metafysische entitei-
ten als handelende wezens op te voeren.

Invloed en gebruik

Wat betekent dit alles voor het begin van
Kafka’s schrijverschap? Het ietwat abstrac-
te verschil tussen oorsprong en begin wordt
praktisch relevant zodra we ons afvragen
wie de actor (de handelende instantie) aan
het begin van dit schrijverschap was. Nam
Kafka zelf het heft in handen? Of moeten
we ons het begin van zijn schrijverschap
voorstellen als een pril mensenleven – met
een navelstreng verbonden aan de moeder,
overgeleverd aan de zorg van anderen?

Said koppelt in dit verband zijn onder-
scheid tussen oorsprong en begin aan dat tus-
sen invloed en gebruik. Als Kafka Der Prozeß
modelleert naar Dostojevski’s Misdaad en
straf, is dat een welbewuste bewerking, aan-
passing en omdraaiing van een klassieke
tekst. Dit zou Said een actief ‘gebruik’ van
Dostojevski’s werk noemen. Maar als we ons
realiseren hoezeer Kafka’s oeuvre getuige-
nis aflegt van de angst en vervreemding die
de auteur als jongeman in zijn ouderlijk huis
ervoer, dient zich naast ‘gebruik’ de term
‘invloed’ aan. We kunnen spreken over de
literaire verwerking van een ongelukkige
jeugd (actieve modus), maar evengoed over
de invloed van Kafka’s jeugdherinneringen
op zijn schrijverschap (passieve modus).

Invloed, zegt ook Michael Baxandall, stel-
len we ons in passieve termen voor. We zeg-
gen dat Y de invloed van X ‘ondergaat’.
Maar wat verandert er als we, in een meer
actieve modus, zeggen dat Y ‘gebruik
maakt’ van X?

If we think of Y rather than X as the agent, the
vocabulary is much richer and more attractive-
ly diversified: draw on, resort to, avail oneself
from, assimilate from, have recourse to, adapt,
quote, differentiate oneself from, assimilate,
align oneself with, copy, address, paraphrase,
absorb, make a variation on, revive, continue,
remodel, ape, emulate, travesty, parody,
extract from, distort, attend to, resist, develop,
face up to, master, subvert, reduce, promote,
[…] everyone will be able to think of others.

Net zoals Said een voorkeur heeft voor begin-
nings boven origins, prefereert hij dit actieve
‘gebruik’, dat zich met Baxandall zo nauw-
keurig laat specificeren, boven de passieve
en conceptueel minder precieze notie van
‘invloed’. Toch klemt de vraag of deze voor-
keur van Said het meest geëigend is om een
onderzoek naar het begin van Kafka’s
schrijverschap aan te vatten – al was het
maar omdat Kafka (getuige K. in Das Schloß)
bijkans de laatste is die in de autonomie van
handelende individuen gelooft. Zou het niet
ietwat ironisch zijn een studie naar Kafka te
schrijven in de actieve, humanistische
modus die Said bepleit? En is dat überhaupt
niet een aanvechtbaar uitgangspunt?

Historici zijn ook met deze laatste vraag
vertrouwd, en wel op twee manieren. Om te
beginnen kennen ze het intentionalisme (in
diverse ‘zwakke’ en ‘sterke’ varianten) als
theorie die beweert dat historisch onder-
zoek de (on)bewuste motieven van actoren
in het verleden moet reconstrueren. Hoewel
op grote schaal gebruikt, is deze theorie
omstreden, niet alleen omdat motieven
soms lastig zijn te achterhalen, maar ook
omdat iedereen weet dat motieven van indi-
viduen slechts een beperkte verklarings-
kracht hebben. Hoe kan een intentionalist
recht doen aan de onbedoelde gevolgen van
menselijk handelen?

Verder kennen historici de tegenstelling
tussen methodisch individualisme en
methodisch collectivisme. Kort gezegd
erkennen methodische individualisten,
zoals Said, slechts het individu als handelen-
de instantie. Collectivisten, daarentegen,
voeren ook de staat, de samenleving, de kerk
of een generatie als historische actoren op.
Het is weinig verwonderlijk dat het debat
tussen deze scholen in een permanente
impasse verkeert. Want de vraag naar het
wezen van collectieve instituties – is de
samenleving méér dan de som der delen of
slechts een optelsom van individuen? – is
een vraag die niet met louter wetenschappe-
lijke middelen kan worden beantwoord. Een
visie op de aard der dingen, een kijk op de
wereld resoneert in ieder antwoord mee.

Dat de vraag naar een begin niet levensbe-
schouwelijk neutraal kan worden beant-
woord, realiseert ook Said zich, als hij tegen
het slot van zijn boek komt te spreken over
Michel Foucaults Les mots et les choses. Dit
boek over de macht van taalstructuren laat
weinig ruimte voor humanistische individu-
en die ‘intentioneel betekenis produceren’.
Sterker nog, Foucault gelooft dat het huma-
nistische individu überhaupt een voorbij-
gaand fenomeen in de westerse geschiedenis
is en dat het, in de tweede helft van de 20ste
eeuw, op het punt staat te verdwijnen. Tegen
dit methodische collectivisme weet Said – in
een treffende parallel met Hayden White,
overigens – niets anders in te brengen dan
dat het ‘antihumanistisch’ is.

*

Hiermee wordt, ten slotte, duidelijk waarom
mijn ‘filosofische reflecties’ op het begin van
Kafka’s schrijverschap uit niet meer dan
een handvol conceptuele onderscheidingen
kunnen bestaan. De vraag naar het begin
voert ons naar een domein waar keuzes
moeten worden gemaakt. De geschiedfiloso-
fie helpt mij niet deze keuzes te maken; wel
kan ze verhelderen wat er op het spel staat
en waaruit ik moet kiezen.

Om te beginnen, zagen we hierboven,
hangt het begin van Kafka’s schrijverschap
af van mijn definitie van dit schrijverschap.
Ik kan van mening verschillen met hen die
beweren dat Beschreibung eines Kampfes een
minder geslaagd jeugdwerk is. Ik kan met
de auteur van mening verschillen over het
belang van dit vroege werk (of van de waar-
de van zijn oeuvre überhaupt – want zoals
bekend gaf Kafka Brod opdracht alle manu-
scripten te vernietigen). Daarmee is mijn
reconstructie van het begin van Kafka’s
schrijverschap niet gebonden aan wat de
auteur hiervan zelf vond: het opus 1 van de
kunstenaar is niet noodzakelijk het begin
van mijn verhaal.

Vervolgens leert het voorbeeld van Said
ons dat het begin niet levensbeschouwelijk
neutraal is. Wie Kafka’s schrijverschap wil
laten beginnen met een Europese literaire
traditie die al vóór Kafka’s geboorte
bestond, is daartoe gerechtigd. Wie, net als
Said, om humanistische redenen het han-
delende individu centraal wil stellen – en
daarmee de notie van ‘oorsprong’ wil ver-
werpen tegen gunste van ‘begin’ – zal niet
op wetenschappelijke gronden worden
tegengesproken. Verschillende visies op
Kafka’s debuut zullen verschillende wereld-
beelden of levensbeschouwelijke intuïties
over de aard van menselijk handelen verra-
den. (Daarom is het predikaat ‘metafysisch’
evenzeer van toepassing op Saids ‘begin’ als
op de gewraakte ‘oorsprong’ – het hangt er
maar vanaf vanuit welke levensbeschou-
wing men de zaak bekijkt.)

Me dunkt dat een aandachtige lezer van
Kafka’s Beschreibung eines Kampfes oog zal
hebben voor de ambiguïteiten tussen indivi-
du en collectief, tussen eigenmachtige beslis-
sing en afhankelijkheid van machten die het
individuele leven overstijgen. Me dunkt dat
een integere studie naar het begin van
Kafka’s schrijverschap niet kan doen alsof
Said, met zijn onkafkaëske humanisme, het
laatste woord heeft inzake de aard van het
begin. Me dunkt dat mijn boekje over de
Beschreibung eines Kampfes op die kwade dag
in 2010 zal moeten beginnen met de beken-
tenis dat Kafka, voor mij, een alternatief van
levensbeschouwelijke aard biedt voor een
type denken dat, à la Said, elk begin in de
wilsact van het individu fundeert.
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LEO SAMAMA

In 1975 ging een compositie van mij in pre-
mière in het Amsterdams Concertgebouw,
een gedenksteen in klanken ter nagedach-
tenis aan de juist overleden componist
Frank Martin. Dit was zeker niet mijn eerste
compositie. Welke wel, weet ik niet meer. Er
is een moment dat je begint te schrijven,
zoals je ook eens begint te spreken. De eer-
ste woordjes herinneren zich misschien nog
je ouders; de eerste compositie wellicht ook.
Of was het een geheime daad, niet bedoeld
voor anderen dan jezelf? 

Toch was de uitvoering voor mij een eerste
memorabel moment, door de plek – het
Concertgebouw – door het hele gebeuren en
wellicht ook door het vervolg. De plek met
zijn bijzondere traditie verschaft een uitvoe-
ring een bijzonder cachet, zeker wanneer de
zaal goed gevuld is en er recensenten zitten
die daarna zelfs de moeite nemen over je
pennenvrucht te schrijven. Het gebeuren
was een festival met een internationaal
kamerorkest en tal van befaamde solisten.
En het vervolg zal voor menig componist een
geschenk zijn: het kamerorkest reisde de
gehele wereld rond met mijn compositie op
de lessenaars, van de opening van het
Festival van Gstaad tot op de Filippijnen… 

Maar, zoals gezegd, het was niet het eer-
ste werk, zelfs niet het eerste dat op een
belangrijk podium werd uitgevoerd en
evenmin het eerste dat door een uitgever
gepubliceerd werd. Het was daarmee dus
ook niet het begin van een oeuvre. Ik heb er
toentertijd geen nummer aan gegeven,
want dat had ik daarvoor ook niet gedaan.
Daar was in feite geen aanleiding toe. 
Maar later, in het midden van de jaren 80,
leek het een goed idee juist deze Tombeau
concertant pour Frank Martin als een eerste
opus te beschouwen, en er dus een opus-
nummer aan te geven: opus 1. Als was het
de start van het daaropvolgende, werkelijke
oeuvre, of het eerste werk waarin ik mezelf
gevonden had: de compositie waarmee ik
voor mijn eigen gevoel de schoolbanken
had verlaten, om van daaruit een weliswaar
nog steeds lerende, maar ook eigen weg in
te slaan.

Opus 1

Er kunnen tal van aanleidingen zijn om een
werk het magische getal 1 mee te geven. De
componist kan later in zijn loopbaan
– terugkijkend op zijn reeds voltooide wer-
ken – concluderen dat het geven van opus-
nummers eigenlijk wel handig is, en daar-
mee voor de keuze staan welk werk het
nummer 1 krijgt. Het feitelijk eerste werk of
het eerste volwassen werk? Het eerste werk
dat hem volledig typeert? Volgens hemzelf
of volgens de buitenwereld? Het eerste dat
werd uitgegeven? 

De Nederlander Peter Schat (1935-2003)
bood de uitgever Donemus zijn Passacaglia
voor orgel uit 1954 aan. Het werk werd in
het fonds opgenomen en zou later door de
componist als zijn eerste officiële werk
gezien worden – zijn opus 1 dus. Het is het
werk van een negentienjarige die nog nau-
welijks om zich heen had gekeken, en toch
herkende de componist er kennelijk iets in
dat hij als het zijne kon beschouwen.

Op het moment dat de Passacaglia gepu-
bliceerd werd, nummerde Schat zijn werken
niet. In de jaren 50 stond het niet om opus-
nummers te geven. Te ouderwets ongetwij-
feld. Te burgerlijk, te 19de-eeuws. Boven-
dien werd een componist niet geacht een zo
omvangrijk oeuvre te produceren dat dit
door opusnummers overzichtelijk moest wor-
den gemaakt. Elk werk moest doorwrocht
zijn en vanuit een schaarste, een grote nood-
zaak worden geschreven. Elke compositie
moest een unicum zijn. Composities kregen
betekenisvolle, of desnoods ook zakelijke
titels (Livre pour quatuor, Kontra-Punkte,
Structures, Quaderni, Mutazioni, Entelechie),
geen opusnummers.

Eind jaren 70 zag Schat dat allemaal
anders. Hij had een hele ontwikkeling door-
gemaakt, van de ‘doodlopende’ weg van het
serialisme naar een nieuwe toekomst aan
de hand van de toonklok (in wezen een gul-
den middenweg tussen Schönbergs reek-

sentechniek en Debussy’s intervalmanipu-
laties), aangevuld met een drieklankstu-
ring, die deels beschouwd kan worden als
een uitbreiding van de theorieën van Jean-
Philippe Rameau uit de eerste helft van de
18de eeuw… En in het licht van die afgeleg-
de weg besloot hij zijn gehele oeuvre opus-
nummers te verlenen. Het nummeren was
daarmee een daad op zich geworden; het
beantwoordde aan zijn behoefte om aan-
sluiting te vinden bij een grote traditie. 

Nummer 1

In zeer veel gevallen – misschien wel de
meeste – is de keuze om een werk als opus 1
te bestempelen ingegeven door een factor
van buitenaf: de uitgever. De uitgever con-
solideert zijn beslissing om een werk uit te
geven met een nummer, en de (vaak nog
jonge) componist stemt daarmee in. Zo is
Kontra-Punkte van Karlheinz Stockhausen
(1928-2007) het eerste werk dat door
Universal Edition werd uitgegeven. Het
werd zijn opus 1; hijzelf sprak overigens
van ‘Nr.1’.

Maar wat dan te doen met al die werken
die vóór Kontra-Punkte geschreven waren,
moet Stockhausen hebben gedacht, werken
die zelfs zonder uitgever al waren uitge-
voerd of die al eerder de toets der kritiek van
de componist hadden doorstaan?
Stockhausens oplossing is origineel: hij
nummerde de werken voorafgaand aan zijn
nr.1 met een breuk, gaande van het nr.1/2
Punkte tot het nr. 1/11 Chöre für Doris, dat
door Stockhausen zelf gezien wordt als zijn
eerste erkende werk…

Maar ook de uitgever heeft gelijk. De gere-
viseerde tweede versie van Kontra-Punkte
kan immers als een duidelijk begin gezien
worden van zijn latere oeuvre. Kontra-
Punkte is het eerste werk waarin de ideeën
en idealen van het vroege componeren van
Stockhausen in optima forma verwezenlijkt
zijn. In dit werk heeft Stockhausen een
nieuw en eigentijds antwoord gevonden
voor een eeuwenoude techniek, het contra-
punt, het punctus contra punctus, het noot
tegen noot, maar dan in seriële ordeningen.

Al kunnen we enkele decennia later con-
stateren dat Kontra-Punkte niet het definitie-
ve begin is… Het is niet de eerste stap van
een afgerond oeuvre, maar een moment op
de weg van een naoorlogs expressionistisch
existentialisme naar een denken in groepen
en massa’s, dat vervolgens leidt naar een
intuïtieve muziek en bij de grote theatrale
werken van de omvangrijke Licht-cyclus
uitkomt. In feite is Kontra-Punkte het opus 1
van een eerste segment in het oeuvre, van
oeuvre 1…

Heinrich Schütz

Een perfect voorbeeld van de componist die
zichzelf een opus 1 toebedeelt, is te vinden
bij Heinrich Schütz (1585-1672). In 1647
werd de tweede band met Symhoniae sacrae
uitgegeven; Schütz compileerde immers zijn
werken na bewezen ‘houdbaarheid’ in bun-
dels. Deze tweede bundel Symphoniae sacrae
kreeg tevens van de componist het ‘post-
dicaat’ opus 11 mee. Tegelijkertijd keek de
toen reeds bejaarde Schütz, inmiddels al
lange tijd een grootheid en beroemdheid,
achterom en meende dat het een goede zaak
was al zijn belangrijke uitgaven vanaf de
eerste, namelijk de bundel met Italiaanse
madrigalen uit 1611, in een lijst, een
“Specification” van zijn werken, bijeen te
zetten en van een opusnummer te voorzien.
Zo werden de Italiaanse madrigalen ‘dus’
zijn opus 1.

De meeste bundels van Schütz bestaan,
geheel naar de gewoonte van die dagen, uit
collecties, waarbij uiteenlopende composi-
ties gegroepeerd worden rond een bepaald
genre: madrigalen, psalmen, religieuze con-
certen enzovoorts. Het mag echter duidelijk
zijn dat zijn jeugdige Italiaanse madrigalen
– hij was 26 jaar toen ze werden gepubli-
ceerd – voor hemzelf een bijzondere beteke-
nis moeten hebben gehad. En terecht: de
Italiaanse madrigalen zijn de bron, de oor-
sprong van alles wat hij later zou schrijven.
Het zijn deze madrigalen die zijn muzikale
afkomst verklaren en funderen, zijn oplei-

ding, de in zijn muziek altijd weer verfijnde
woord-muziekrelaties, kortom zijn hele
werk over een tijdspanne van zo’n zes
decennia. 

Beethovens eigen regie

In 1782 werd het eerste werk van Ludwig
van Beethoven (1770-1827) uitgegeven: de
Variaties op een thema van Dressler. De compo-
nist was twaalf jaar oud en zijn leraar,
Johann Gottlob Neefe, legde er veel eer mee
in, niet in het minst door over zijn pupil en
zichzelf het volgende (anoniem) in het
Hamburgse Magazin der Musik te publiceren:

“Louis van Beethoven […] is een jongen
van elf jaar [in werkelijkheid twaalf !], met
een wel zeer veelbelovend talent. Hij speelt
zeer kundig en met kracht piano, leest goed
van blad. Om het samen te vatten, hij speelt
overwegend het Wohltemperiertes Klavier
van Sebastian Bach, dat de heer Neefe hem
in zijn handen stopte. […] Voor zover zijn
dagelijkse werkzaamheden het hem toela-
ten, heeft de heer Neefe hem enige instruc-
tie in begeleide bas [eigenlijk: basso conti-
nuo en dus harmonieleer] gegeven. Hij
traint hem nu in compositie, en om hem
aan te moedigen heeft hij geregeld dat van
zijn hand in Mannheim negen variaties op
een mars worden uitgegeven. Dit jonge
genie verdient ondersteuning, opdat hij kan
reizen. Hij zou dan zeker een tweede
Wolfgang Amadeus Mozart worden, indien
hij voortgaat zoals hij reeds begonnen is.” 

De twaalfjarige Beethoven werd toen al,
op zo’n jonge leeftijd, als een jeugdig genie
gezien, in wiens eerste opus een belofte
besloten lag: ooit een Mozart te kunnen
worden! Van een opus 1 is in de letterlijke
zin geen sprake; het werk kreeg immers
nimmer enig nummer, al heeft de weten-
schap er het nummer WoO63 aan gegeven
(WoO staat voor Werk ohne Opuszahl).

Het is echter wel zijn eerste overgeleverde
compositie. In onze ogen bepaald nog geen
‘vintage’ Beethoven, overigens. Beethovens

werkelijke en als zodanig ook gepubliceerde
opus 1 werd namelijk zijn set met drie piano-
trio’s, die hij in 1794/95 als leerling van de
fameuze Joseph Haydn voltooide en die in
augustus 1795 bij Artaria werd gepubliceerd.

Beethoven had met de uitgever afgespro-
ken dat zijn eerste officiële opus – want zo
beschouwde hij dit drietal inderdaad ook
zelf – eerst ter intekening aan de Weense
adel zou worden aangeboden. De belang-
rijkste adellijke families van Wenen rea-
geerden op de intekening: de prinsen
Grassalkovicz, Liechtenstein en Lobkowitz,
prinses Schwarzenberg, gravin Brunsvick
en de graven Apponyi, Von Browne, Erdödy,
Harrach, Rasumowsky en Thun. Beethoven
had zijn naam gevestigd. Vanaf dat
moment zou hij de nummering van zijn
oeuvre strak in de hand houden. 

Zijn oordeel of het onze

Wat was nu in stilistisch opzicht Beethovens
eerste opus? Met welk werk heeft hij de weg
vrijgemaakt voor al wat komen ging? Was
dat wel die set van de eerste drie pianotrio’s
of was het misschien eerder de Trauer-

Opus 1

Collage van drie vroege foto’s van Karlheinz Stockhausen uit het boek van Karl H. Wörner, 
‘Stockhausen, Life and Work’, Londen, Faber & Faber, 1973 (ingeleid en vertaald door Bill Hopkins)

Lijst van de personen die intekenden op de eerste 
uitgave van Beethovens Opus 1
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kantate auf den Tod Joseph II, WoO87 uit
1790? Of valt het echte begin pas later met
het Tweede pianoconcert, dat eigenlijk zijn
eerste was? Of misschien nog later met het
Eerste pianoconcert uit 1795/1800 of met
de Sonate pathétique uit 1797/98? Want de
pianotrio’s en bijna alles wat Beethoven tot
circa 1797 heeft geschreven is nog veel aan
Haydn verschuldigd.

Anno 2008 is in elk oordeel het beeld
doorslaggevend dat we nu van ‘onze’
Beethoven hebben: het samenspel tussen
hoe de muziek ons en onze voorvaderen is
nagelaten, hoe we er in de afgelopen eeu-
wen mee zijn omgegaan, wat daaruit weer
voor een Beethovenbeeld is gedistilleerd en
hoe in dat beeld de vroege werken van
Beethoven passen.

Kortom, laten we het maar bij Beethovens
eigen opus 1 houden. De overtuigingskracht
van deze trio’s staat immers op één lijn met
de overtuigingskracht waarmee de compo-
nist zelf zijn opus 1 aanvat en zichzelf aldus
als componist gelanceerd heeft: met een ook
voor die tijd opvallend stevige knal!

De rol van de uitgever

Vóór Beethoven was het geven van opus-
nummers overwegend een zaak van uitge-
vers. Met de opkomst van de muziekdruk-
kunst, en meer nog van muziekdrukkers en
muziekuitgevers, ontstond de noodzaak
composities numeriek te onderscheiden.

De eerste composities van Joseph Haydn
(1732-1809) voor twee violen, altviool en
cello uit de periode van 1757 tot 1764, die
door de componist geen ‘strijkkwartetten’
maar nog divertimenti werden genoemd
– Haydn hield dat overigens nog lang vol –
verschenen in 1764 als opus 1 en opus 2.
Daar was de uitgever voor verantwoorde-
lijk. Haydn zelf is pas vele jaren later, gedre-
ven door het succes van zijn muziek buiten
de beslotenheid van het hof van de
Esterhazy’s, begonnen met het nummeren
van werken.

Een ander voorbeeld van de rol die een
uitgave in de bepaling van een eerste opus-
nummer kan spelen is het opus 1 van
Wolfgang Amadeus Mozart (1756-1791).
De zes vioolsonates die hij in 1778 groten-
deels in Mannheim schreef, werden in het-
zelfde jaar in Parijs als zijn opus 1 uitgege-
ven. Maar ook in 1764, veertien jaar eer-
der, waren in Parijs reeds twee jeugdige
vioolsonates van de achtjarige knaap als
opus 1 gepubliceerd! Wellicht wist de ene
uitgever het niet van de ander. Mozart moet
het zelf ook zijn vergeten of niet hebben
geweten – zijn zaken werden in 1764 door

zijn vader behartigd. Het hoogste opus-
nummer dat we van Mozart kennen is ove-
rigens opus 17. En dat op meer dan zeshon-
derd werken.

In de 19de eeuw heeft men geprobeerd
die discrepantie tussen werken met een
opusnummer en de gehele productie van
Mozart te corrigeren door een nieuwe num-
mering toe te kennen. Zo kwam Ludwig
Ritter von Köchel in 1862 met een eerste
omvangrijke catalogus van alle aan Mozart
toegeschreven werken: de Köchel-
Verzeichnis of KV. Köchel ging als een boek-
houder te werk die zoveel mogelijk bronnen
bijeenzocht om de juiste chronologie te ach-
terhalen. De sonates uit Mozarts eerste
opus 1 uit 1764 kregen van hem de num-
mering KV6 en KV7. De zes sonates opus 1
uit 1778 kregen de nummers KV301-306.
Nog niet zo lang geleden werden deze laat-
ste nummers met de laatste kennis der
wetenschap gecorrigeerd tot KV293a-d en
KV300c en 300l…

Ook het opus 1 van Franz Schubert
(1797-1828) is door een uitgever bepaald:
zijn befaamde lied Erlkönig, gepubliceerd in
1815. Dat komt ons goed uit, want Erlkönig
vinden wij, in tegenstelling tot Goethe,
wiens gedicht Schubert had gebruikt,
inderdaad een van zijn eerste jeugdige
meesterwerken. Na Erlkönig opus 1 zouden
er overigens nog bijna 100 nummers vol-
gen. Zijn oeuvre omvat in werkelijkheid
echter ruim 950 composities. En zoals
Köchel de werken van Mozart op orde
bracht, deed Otto Erich Deutsch dat voor
Schubert, zij het pas in 1950. 

Johannes Brahms

De eerste na Beethoven die zich op een
streng beheer van zijn oeuvre toelegde was
Johannes Brahms (1833-1897). Brahms’
officiële begin is nog deels door externe
omstandigheden bepaald. In een brief van
17 oktober 1853 schreef Brahms aan zijn
vriend, de violist en componist Joseph
Joachim, dat “Dr Schumann” [de compo-
nist Robert Schumann] hem aangeraden
had om enkele van zijn eerste werken uit te
geven: Opus 1 Fantasie in d voor piano,
viool en cello, Opus 2 Liederen, Opus 3
Scherzo in Es, Opus 4 Pianosonate in C,
Opus 5 Vioolsonate in a, Opus 6 Liederen.
Brahms was niet zeker van de juistheid van
dit oordeel en vroeg Joachim om raad.
Hijzelf kon in feite slechts akkoord gaan
vanaf het vierde werk op de lijst: “Ik zou
kunnen beginnen met de pianosonate.” Zo
geschiedde. Hij bood de uitgever Breitkopf
aan de Sonate in C als opus 1 te publiceren,

de Pianosonate in fis als opus 2, Zes Liederen
als opus 3 en het Scherzo in Es als opus 4.
Daarop volgden bij een andere uitgever de
Sonate in f als opus 5 en nog een set Liederen
als opus 6.

Vanaf dan zou Brahms de nummering
van zijn oeuvre strak in de hand houden.
Tegen Schumanns advies in, die meende dat
vervolgens de Strijkkwartetten in fis en b
konden uitkomen, verwierp Brahms beide
werken, evenals de genoemde vioolsonate
en de fantasie voor pianotrio. Sterker nog,
uiteindelijk schijnt vrijwel alles geschreven
vóór de Pianosonate opus 1 door de compo-
nist in de prullenbak gegooid te zijn. Brahms
schiep daarmee zijn eigen begin als compo-
nist, en daarin was hij velen na hem tot
voorbeeld. Sinds Brahms werd het bepalen
van een opus 1 bijkans een morele keuze.

Dat laatste geldt onder anderen voor
Anton Webern (1883-1945) en Alban Berg
(1885-1935). Met zorg en gevoel voor deco-
rum, met enige zin voor profetie wellicht ook
(welke kant zal ik als componist opgaan,
waarmee kan ik in het licht van wat nog niet
bestaat voor de dag komen als mijn opus 1?),
beslisten zij in 1908 welke stukken de eer te
beurt vielen: de Passacaglia voor orkest
(Webern) en de Pianosonate (Berg).

Tientallen werken waren eraan voorafge-
gaan, werken die stuk voor stuk de weg
hadden bereid voor het officiële beginwerk.
Met dit geregisseerde begin krompen
Webern en Berg hun officiële oeuvre danig
in en legden zij een strengheid en spaar-
zaamheid aan de dag die ze in feite behiel-
den door opvallend weinig te schrijven. Tot
ver in de 20ste eeuw golden de oeuvres van
deze twee leerlingen van Schönberg door
hun hoge soortelijke gewicht als een kom-
pas voor eenieder die nog beginnen moest. 

Opusnummers of niet?

Er waren in de 20ste eeuw zeker ook com-
ponisten die domweg niets hadden met
opusnummers of die zelfs enige angst ver-
toonden om hun werken te nummeren. Dat
laatste is wel te begrijpen, zeker in het geval
van zeer vruchtbare componisten, in een
tijd dat veelschrijverij bijna een doodzonde
leek te zijn. Naast het beknopte oeuvre van
Anton Webern, bestaand uit een dertigtal
werken, is dat van Darius Milhaud met
bijna 450 genummerde werken bijna
obsceen omvangrijk en daarmee kwalitatief
verdacht.

Claude Debussy is zo’n componist die geen
voorstander was van nummers. Zijn werken
kregen overwegend poëtische, beeldende
titels mee. Behalve één werk: zijn Strijk-

kwartet ‘opus 10’. Vreemd genoeg kent
Debussy’s oeuvre echter geen andere opus-
nummers, waardoor dit gebaar als een geval
van debussyaanse humor moet worden
gezien – alsof de componist wilde aangeven
dat hij met zijn kwartet bij de officiële com-
ponisten, bij de grote en algemeen erkende
Duitse meesters gerekend kon worden.

In den beginne

In den beginne was er het woord. Wij zou-
den zeggen: in den beginne was er geluid.
Het woord kwam pas later. Zo hebben vele
componisten klanken gedroomd vóór ze in
schrift of in een compositie stolden. Had de
jonge componist vaak genoeg als een Mozes
op de rots van vakmanschap en creativiteit
geslagen, dan kwam de stroom met compo-
sities allengs op gang. Het ene na het ande-
re werk verscheen op papier, perkament of
computerscherm.

De meeste componisten stierven met de
pen nog in de hand, hoogbejaard als Verdi of
zeer jong als Arriaga. Vooral die zeer jong
gestorvenen zijn interessant in het licht van
hun ‘opus 1’. We kunnen hun eerste werk
immers niet plaatsen in een afgerond oeu-
vre. We kunnen slechts vermoeden wat nog
had kunnen komen. Dat geldt minder voor
te jong gestorvenen als Mozart en Schubert,
die als dertigers niettemin vele honderden
werken nalieten, maar in hoge mate voor de
werkelijk jeugdig gestorvenen, voor pril
begaafde jongelingen als Giovanni Battista
Pergolesi (1710-1736), Thomas Linley
(1756-1778), Juan Crisostomo Arriaga
(1806-1826) of Hans Rott (1858-1884).

Voor elk van hen kan slechts gesteld wor-
den dat hun nagelaten werken – in het
geval van Arriaga enkele orkestwerken en
prachtige strijkkwartetten, wat Linley
betreft een aantal vioolconcerten waar
Mozart zich niet voor zou hoeven schamen,
en bij Hans Rott een flinke symfonie voor-
uitblikkend naar de symfonische werken
van Mahler – niet méér zijn, en ook niet
meer konden zijn, dan de aanzet van wat
een oeuvre had kunnen worden. Slechts bij
Pergolesi en Arriaga heeft die aanzet tot
meer geleid dan enkel een voetnoot in een
muziekgeschiedenisboek. 

Tegen het eind

Tegenover de jeugd staat de ouderdom.
Voor het midden van 19de eeuw was je van
‘middelbare’ leeftijd met veertig jaar. De
oudere componist was in de vijftig en dacht
misschien al aan een afscheid. Wanneer je
in de bloei van je leven muziek schiep, dan
was dat als dertiger. De afstand van het eer-
ste opus tot het laatste was in de tijd dus
relatief beperkt. De algemene muzikale ont-
wikkelingen verliepen tot het einde van de
19de eeuw nauwelijks sneller dan een oeu-
vre zich van compositie tot compositie ont-
wikkelde, ook niet van componisten die het
geluk hadden oud te worden, zoals Liszt,
Verdi, Wagner, Bruckner en Brahms. Men
bleef dus in de pas met de eigen tijd.

En nu, in 2008, zijn er componisten die,
zoals Elliott Carter (°1908), op bijna hon-
derdjarige leeftijd nog componeren. En hoe!
Een oeuvre kan zich uitstrekken over een
periode van meer dan zestig of zeventig jaar
(Igor Stravinsky en Havergal Brian).
Sommige avant-gardisten van de jaren 50
zijn nu als zeventigers en tachtigers nog
aan het werk. Het jeugdwerk heeft daar-
door een andere betekenis gekregen. En het
eerste opus (genummerd of niet) eveneens.
Een enkeling reikt zijn eigen jeugd de hand:
Boulez orkestreerde en elaboreerde zijn
Notation VII voor piano uit 1946 meer dan
een halve eeuw later voor orkest. 

Ik denk niet dat Carter veel gedachten zal
hebben over zijn eerste werken uit de late
jaren 20, terwijl hij in 2008 – tachtig jaar
later – nog immer productief is. Een groot
aantal toentertijd gepubliceerde werken
heeft hij in de jaren 70 teruggetrokken. Het
neoclassicisme waarin hij aanvankelijk
schreef als leerling van Nadia Boulanger,
was vanaf de late jaren 50 dermate passé
dat het muziek uit een andere tijd leek te
zijn. En toen begon pas de werkelijke ont-
wikkelingsgang van Carter, op zoek naar de
technieken die hij grotendeels nog steeds
toepast: een complexe polyfonie van tijd,
metrum, ritmiek en toonsets.

Carter had verschillende malen in zijn
lange loopbaan opnieuw bij opus 1 kunnen

Alban Berg en Anton Webern Alban Berg, Pianosonate opus 1, 1910 (partituur)
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beginnen… Zoals vóór hem Stravinsky: in
1907 met de door en door romantische
Russische Symfonie in Es (inderdaad als opus
1 verschenen!), in 1914 met de uitermate
beknopte, lapidaire Drie stukken voor strijk-

kwartet, in 1920 met het neoclassicistische
ballet Pulcinella, in 1952 met het dodecafo-
nische Septet en in 1958 met de seriële
Movements voor piano en orkest. 

Opus nul

Een opus 0 ben ik nog niet tegengekomen.
Een Nulde symfonie wel: die van Anton
Bruckner. Gaat het om een prototype?
Lange tijd heeft men gedacht dat Bruckner
deze symfonie vóór de Eerste symfonie uit
1866 (eerste versie) componeerde en ze
achteraf het nummer nul gaf. Vóór 1866
had hij overigens nog een symfonie
geschreven, de zogenaamde Studiesymfonie
in f uit 1863. Bruckner was nu eenmaal een
laatbloeier.

Inmiddels weten we beter: de Nulde sym-
fonie is niet de nulde, maar eigenlijk de
tweede of – wanneer we de studiesymfonie
erbij betrekken – de derde symfonie. Het
werk werd in de eerste helft van 1869
geschreven, tussen de Eerste en de Tweede
symfonie door. Een gelukkige en creatieve
tijd voor Bruckner. Naar alle waarschijn-
lijkheid heeft Bruckner de symfonie alsnog
teruggetrokken toen hij rond 1875 aan de
Derde symfonie werkte. Naar de reden van
zijn daad kan slechts gegist worden.

Het kan zijn dat de overeenkomst in toon-
soort – de Nulde en de Derde staan beide in
d-klein – hem deed besluiten dat ze zich te
veel in elkaars vaarwater bewogen. Dat ver-
moeden wordt bevestigd wanneer we de eer-
ste versie van de Derde naast de Nulde leg-
gen en tal van overeenkomsten aantreffen
in figuratie, melodiebouw en dergelijke. Een
meer directe aanleiding voor de terugtrek-
king van de Nulde zou een opmerking van
de dirigent van de Wiener Philharmoniker,
Felix Otto Dessoff, kunnen zijn geweest.
Dessoff vroeg Bruckner namelijk verbaasd
waar het hoofdthema van het eerste deel
was gebleven. Bruckner was erg gevoelig
voor het oordeel van ‘grote heren’ – hij was
van nederige afkomst en keek op tegen een-
ieder die ‘doorgeleerd’ had, zelfs toen hij zelf
al professor was! – en het is dus denkbaar
dat hij besloot zijn werk nog maar eens
onder de loep te nemen.

Dat het werk later de Nulde werd
genoemd heeft met zo’n typische lees- en
interpretatiefout onder musicologen te
maken. Bruckner besloot het werk uiteinde-
lijk te annuleren en had daarom een nul op
het manuscript geschreven. Kort voor zijn
dood werden daar de woorden “annulirt”,
“ungiltig”, “ganz nichtig” en “nur ein
Versuch” bijgeschreven en zette Bruckner
naar het schijnt nog eens een fikse streep
door de nul. Een selectieve lectuur van de
opmerkingen op de partituur zorgde ervoor
dat de symfonie voortleefde als de Nulde in
plaats van de ‘gea-nul-leerde’. 

Overigens heeft geen enkel van de dikke
150 werken die Bruckner schreef een opus-
nummer meegekregen. Het eerste werk van
Bruckner dat werd uitgegeven was de can-
tate Germanenzug in 1864. Min of meer
gelijktijdig componeerde hij wat we artis-
tiek als zijn opus 1 kunnen aanmerken, de
Mis in d, gevolgd door de Missen in e en f.
Met deze werken en de Eerste symfonie uit
1865/66 had Bruckner zijn oeuvre inder-
daad een inhoudelijk en stilistisch ‘officieel’
begin verschaft. Meer dan tachtig werken
waren eraan voorafgegaan… 

Tot slot

Opusnummers zeggen weinig. Opus 1 is
slechts een kilometerpaaltje. Soms klampen
we ons eraan vast. Meestal rijden we eraan
voorbij op weg naar de werkelijke mijlpalen.
In real time doen componisten niet anders.
Ze beginnen opeens te componeren, weten
soms zelf niet meer wanneer het nu echt
begon, wel wanneer het serieus werd en
zeker ook wanneer de eerste successen
geboekt werden.

Maar of deze mijlpalen overeenstemmen
met enig ‘opus 1-gevoel’ is maar de vraag.
Tenzij, het is al meerdere malen vermeld,
een uitgever de helpende hand biedt en een
eerste werk uitgegeven wordt. En ook dan
kan een componist zijn oeuvre halverwege
zijn loopbaan opnieuw beginnen – psycho-
logisch of numeriek.

Zoals de Luikenaar César Franck, die tot
1838 opusnummers gebruikte en aan opus
19 was gekomen. Zijn toenmalige opus 1 is
niet getraceerd, maar zijn opus 3 (een Grand
rondo uit 1834) wel. Rond 1840 begon
Franck, nog steeds als tiener, opnieuw te
nummeren en zijn eerste drie pianotrio’s uit
1839/42 werden in 1843 als opus 1 uitge-
geven. Daarop volgden tot het einde van
jaren 1860 nog 21 opusnummers.

Maar voor wie een beetje bekend is met de
muziek van le père Franck begon het werke-
lijke oeuvre kort na 1870 met het orato-
rium Rédemption. De werken die hij daarop
schreef, waaronder de grote orgelwerken,
de Vioolsonate, de Symfonie en het Piano-
kwintet, kregen geen nummers mee. Zij
vormen echter een artistieke eenheid die
geheel losstaat van alles wat Franck voor-
dien had geschreven. Rédemption is dus niet
zijn opus 1 maar het onze. 
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Naar een tijdschrift heeft hij nooit iets wil-
len sturen. Daar voelde hij zich te goed
voor. Eén keer deed hij het toch, met de
nodige weerzin, en wat bleek? De inzending
werd afgewezen. Het stond in een stan-
daardbrief, ondertekend door een dichter
die hij toen nog erg waardeerde. Woede!
Gekrenkte trots!

Twee jaar later kreeg hij zelf het verzoek,
van een ander tijdschrift, om iets in te sturen.
Men wist dus van zijn bestaan af! Het was
niemand minder dan de hoofdredacteur van
dat tijdschrift, berucht om met jan en alle-
man overhoop te liggen, die zich tot hem
richtte. Hij heeft er toen een paar nachten
over geslapen. Nu ja, dacht hij, als ze er zelf
om vragen. Hij stuurde vijf gedichten in.
Uiteindelijk werden er maar twee gepubli-
ceerd, in een belachelijke layout, en in een
nummer dat uit bijeengeharkt overschot van
boekbesprekingen en tweederangspoëzie
bestond. Woede! Vernedering! Hij schreef
een vlammende brief naar de hoofdredac-
teur. Hij kreeg meteen een vlammende brief
terug: wie dacht hij wel dat hij was?! Willy
Roggeman?! Hij schreef een nieuwe vlam-
mende brief. Ondanks een verzoenings-
poging – op vraag van de hoofdredacteur – is
het tussen hen nooit goedgekomen. 

Ondertussen werkte hij verder, jaren aan
een stuk. Bij het onzichtbare van die arbeid
voelde hij zich goed. Toen stelde een vriend,
die net een kleine uitgeverij op poten had
gezet, hem voor om een en ander te bunde-
len en uit te geven.

Ach, wat kon het kwaad, dacht hij.
Niemand zou het merken. Een onooglijk

boekje met een vale kaft was het resultaat.
Hij twijfelde openlijk of de uitgever, zijn

goede vriend,  wel voldoende moeite deed
om het onder de aandacht te brengen – een
bitse ruzie was het gevolg.

Hoewel het boekje nauwelijks te koop lag,
werd er toch over geschreven, net voldoen-
de om het te laten bestaan. Het viel niet
helemaal tussen de plooien van de vergetel-
heid, het stak er met een tipje bovenuit.
Daar kon hij best mee leven. In wezen was
hij wel gedebuteerd, maar de kleinerende
plechtstatigheid waarmee men debutanten
in het licht placht te zetten, was hem
bespaard gebleven. Tot hij ergens las dat zijn
werk was uitgebracht in eigen beheer.
Hoon! Misprijzen! Hoe durfde iemand te
denken dat hij zijn eigen werk belangrijk
genoeg achtte om het zelf te laten drukken,
inbinden en in de winkels te gaan leggen!

Aan een vervolg op deze semiprofessio-
nele uitgave wilde hij niet denken. Daar
voelde hij zich te goed voor! Geruisloos
werkte hij verder. Als het niemand wat kon
schelen, dan hemzelf zeker ook niet!

Tot een uitgever hem vroeg om een
‘roman’ te schrijven. Hoe vulgair! Hij
schreef toch geen romans! Zou nooit
romans gaan schrijven! En al zeker niet op
verzoek! Dat was iets voor tv-figuren of
andere zwakkelingen! Gedichten, ja. Maar
toch geen romans! De uitgever gooide het
dan maar over een andere boeg. Hij sugge-
reerde om hem een manuscript toe te stu-
ren, dat hij op zijn beurt zou doorsturen
naar een andere, meer bevoegde uitgever,
helemaal in het verre Amsterdam.

Nu goed, als die uitgever er zelf om vroeg.
Hij gaf werktuiglijk gevolg aan het verzoek
en warmde zich aan de gedachte dat hij er
niets van verwachtte.

Toen werd hij uitgenodigd voor een
gesprek in het verre Amsterdam.

Dat kon natuurlijk. Dat hoorde waar-
schijnlijk bij de geplogenheden. Het manu-
script werd daar half goed, half slecht
bevonden. Hij kreeg de suggestie dat hij er
maar verder aan moest werken. Zie je wel,
dacht hij, het was niet meer dan een
kwaaie frats. Met een opgelucht gemoed
keerde hij terug naar huis. Daar schreef hij
verder, daalde hij opnieuw af in de rustige
anonimiteit die bescheidenheid en agres-
sieve trots verborg.

Anderhalf jaar later kreeg hij een telefoon
van de uitgever uit het verre Amsterdam,
met de vraag waar het nieuwe manuscript
bleef, omdat men het daar dringend wenste
uit te geven. “Waarlijk”, sprak met zachte
stem de uitgever, “we hebben hier inmiddels
al wel vijfhonderd manuscripten toege-
stuurd gekregen, maar geen enkel was zo
goed als het uwe.” Nu stond hij werkelijk per-
plex. Enkele maanden later stuurde hij zo
werktuiglijk als hij kon het nieuwe manu-
script naar de verre bestemmeling. Het werd
negen maanden later in een zeer fraai ogend
kaftontwerp op de markt gebracht.

Een debuut was het niet meer. In een ver ver-
leden, zeven jaar eerder om precies te zijn,
was immers dat schimmige boekje versche-
nen dat hem rakelings langs het gênante

statuut van de debutant had doen scheren.
Voor de befaamde debuutprijs kwam de
nieuwe uitgave dan ook niet in aanmerking.
Een bekend criticus sprak er schande over
dat het boekje niet genomineerd was, maar
zelf wist hij wel beter – hoewel hij heimelijk
ook lichtjes ontgoocheld was.

Toch voelde hij vooral bevrijding. Hij
meende het schansspringen eigenhandig
tot een slalom te hebben omgebogen. Om
geen van beide uitgaven had hij zelf
gevraagd. Men had hem gevraagd, hém
gevraagd, tot tweemaal toe! Daaraan den-
ken vervulde hem soms met intens geluk.

Het feest werd compleet toen de bundel
genomineerd werd voor de grootste poëzie-
prijs van het taalgebied, en hij meteen in
het peloton van de serieuze dichters werd
gekatapulteerd. Zelf kon hij niet geloven
dat hij daar thuishoorde.

Over zijn eigenlijke debuut zwijgt hij in
alle talen. Hij wil er niet meer op gewezen
worden. Tenzij iemand het waagt om de
tweede succesvolle uitgave een “debuut” te
noemen, dan is hij er als de kippen bij om de
onwetende te wijzen op die moeilijk vind-
bare bundel die hij naargelang de omstan-
digheden dan weer wel, dan weer niet tot
zijn schamele bibliografie wil rekenen.

Hoe hij andere evidente stappen in de
carrière van het schrijverschap kan over-
slaan, is wat hem nu bezighoudt. 

Bart Meuleman

Denk maar niet dat het ooit is begonnen!

Elliott Carter, 1917
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HANS DE WOLF

1.

Het begrip ‘vroege stijl’ lijkt voor vele kun-
stenaarsoeuvres evident van toepassing.
Het veronderstelt echter een louter chrono-
logische opdeling van een oeuvre die alles-
behalve vanzelfsprekend/onproblematisch
is. Geen beter voorbeeld om dit te illustreren
dan Marcel Duchamp. Het bijzondere aan
zijn oeuvre is namelijk dat het zich niet als
een opeenvolging van fases laat lezen.
Duchamps oeuvre vormt één enkele bewe-
ging die vanuit een beginpunt zijn hele
leven bestrijkt en alles wat hij maakt inte-
greert. Het fundament van het oeuvre ont-
staat in de korte periode tussen de winter-
maanden van 1911 en de zomer van
1912.1 Op amper een half jaar tijd wordt
het in zijn integrale vorm gedacht.

Wat we hier meemaken is geen aanloop of
vroege fase, maar de compacte en explosie-
ve ontstaansgeschiedenis van een oeuvre.
We kunnen ons hoogstens met verbazing
afvragen hoe het mogelijk is dat een jonge-
man van amper 25 zonder de minste twijfel
of terughoudendheid en in één ruk de krijt-
lijnen van een oeuvre uitzet dat hem zijn
hele verdere leven zal bezighouden.

2.

Duchamp groeide op in het Normandische
dorpje Blainville, als zoon van een notaris.
Hij was het derde kind in een familie van zes
en genoot een zeer verzorgde opvoeding. Op
het ogenblik dat de jonge adolescent de
wereld verkende, waren zijn elf en twaalf
jaar oudere broers, Raymond Duchamp-
Villon en Jacques Villon, al actieve kunste-
naars, die zich gevestigd hadden in Parijs en
daar deel uitmaakten van de avant-garde-
milieus. Bovendien was het huis van vader
Duchamp de kunsten in het algemeen zeer
goed gezind. Justine Isidore Duchamp steun-
de zijn kinderen. Hij ging maandelijks in
Parijs hun restaurantrekeningen betalen en
bracht deze bedragen dan in mindering van
hun erfdeel. Het is niet meer dan een anek-
dote, maar ze demonstreert het klimaat van
openheid en tolerantie waarin de jonge

Duchamp is opgegroeid. Kunst was in de
familie Duchamp geen synoniem van onze-
kerheid, decadentie, verval… Duchamp liep
school in het College van Rouen, dat tot de
absolute top behoorde van wat Frankrijk in
het begin van de 20ste eeuw te bieden had
– verschillende leraren waren er in het bezit
van een doctorstitel en de school liet zich
opmerken in de wedijver tussen een selecte
groep van nationaal gerenommeerde colle-
ges. De jongeman ontwikkelde zich dus in
een atmosfeer die een hoge graad van intel-
lectuele uitdaging koppelde aan de grootst
mogelijke individuele vrijheid. Het zijn
facetten van een jeugd die niets verklaren,
maar die er misschien toe hebben bijgedra-
gen ‘dat het zover kon komen’: het minste
dat men kan zeggen is dat de ontwikkeling
van de jonge Duchamp niets in de weg werd
gelegd.2

3.

Uit vele getuigenissen van collega-kunste-
naars, critici en andere tijdgenoten met
betrekking tot de latere Duchamp komt het
beeld naar voren van een wat teruggetrok-
ken, eigenzinnige, maar hoogstbeminnelij-
ke man met een breed ontwikkeld gevoel
voor humor en een niet aflatende nieuws-
gierigheid naar de incongruenties van de
taal. Al van bij zijn aankomst in Parijs, op
nauwelijks twintigjarige leeftijd, valt hij op
door een groot zelfvertrouwen, gekoppeld
aan een hoge graad van sociale intelligen-
tie. Zijn houding bestaat er voor een deel in
per definitie niet te doen wat van een jonge
kunstenaar wordt verwacht. Waar anderen
elkaar voor de voeten lopen, is hij afwezig.
Wat als gevolg van de opkomst van het
kubisme uit de kunstenaarsateliers was ver-
bannen, wekt zijn bijzondere interesse,
zoals de studie van het klassieke perspectief. 

Al in een vroeg stadium lijkt hij zich bewust
van een soort uitzonderingsstatus. Op een
leeftijd van vijfentwintig wordt hij al de vrijge-
zel genoemd, onbewogen door de turbulen-
ties die gepaard gaan met de opkomst van de
avant-gardes van Montmartre, en toch goed
ingelicht. Door Cabanne laat hij optekenen
dat hij nu en dan wat leest, vooral Mallarmé,
maar ook Jules Laforgue.3 Met de dichter
Stéphane Mallarmé deelt Duchamp niet

alleen een afkeer van het heden (de artistie-
ke actualiteit van de dag), maar ook het
absolute en alles overtreffende engagement
in een artistiek project.4 Dit totale engage-
ment ten overstaan van het oeuvre staat in
schril contrast met een soort desengagement
met betrekking tot de medemens. Duchamp
laat zich niet betrappen op welke vorm van
humanisme ook. In zijn relaties tot de
wereld heeft hij met grote vasthoudendheid
een principiële onverschilligheid gepropa-
geerd – wat iets helemaal anders is dan mis-
antropie. Uiteindelijk, besluit hij een van de
talrijke interviews uit de jaren 60, staan we
er allemaal alleen voor.

Later werden die zaken als deel van een
weloverwogen strategie uitgelegd. Deels
misschien terecht. Maar ze passen ook goed
bij de manier waarop Duchamp toen al het
ene centrale en allesoverheersende traject
dat zijn oeuvre is tot in zijn finaliteit aan het
overdenken was. Vanuit een grenzeloze zelf-
zekerheid en met een grote doelgerichtheid
ontzegde hij zich vrijwillig de sociale affec-
tie waar jonge en naar succes hunkerende
kunstenaars zo vaak behoefte aan hebben. 

4.

Een van de bekendste werken van Marcel
Duchamp en een van de minst toegankelij-
ke meesterwerken uit de 20ste-eeuwse
schilderkunst is La mariée mise à nu par ses
celibataires, même – bijgenaamd Le Grand
Verre of Het Grote Glas. Deze monumentale
glazen ‘poort’ staat sinds 1954, dankzij de
actieve bemiddeling van Duchamp, opge-
steld in een klein zaaltje van het
Philadelphia Museum of Art. De titel van
het werk verraadt, als een vlag die heel pre-
cies de lading dekt, het iconologische pro-
gramma van het werk: La mariée mise à nu
par ses celibataires, même. Beduidende oeu-
vres bedienen zich graag van eenvoudige en
‘universele’ thema’s. In dit geval is dat het
eeuwig onoplosbare drama van de incom-

patibiliteit van het vrouwelijke en het man-
nelijke principe, dat doorheen de eeuwen
tot uiting komt in uitspattingen van seksu-
eel geweld, in sociaal en cultureel onder-
drukte perversies, maar dat bijvoorbeeld
ook kan worden afgelezen van de niet te
miskennen blos op de wangen van een o zo
opgewonden bruid, met op de achtergrond
de met de wind meegevoerde, wegstervende
klanken van het plaatselijke dorpsorkest, op
een vergevorderd uur van een zwoele
zomernacht. Zo is de bruid uit de titel van
het Glas ook afgebeeld: bengelend in haar
vierdimensionale omgeving, vervuld van
zichzelf, maar tegelijk het doelwit van zach-
te ballen uit een laatnegentiende-eeuwse

Marcel Duchamp

Naakt in een badkuip, 1910

Over het opgeschrikte naakt in de badkuip
en de bruikbaarheid van het begrip ‘jonge stijl’ voor het oeuvre van Marcel Duchamp  

Marcel Duchamp

Portret van de geneesheer Dumouchel, april 1910Marcel Duchamp (hurkend) en andere scholieren op de speelplaats van het Lycée Corneille, Rouen, ca. 1900
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kermistent, opgesteld aan de rand van het
bos. En onderaan in het Grote Glas ontdek-
ken we de vrijgezellen, ofwel een mechani-
sche metafoor voor de mannelijke seksuali-
teit: de vrijgezellenmachine.

Het Grote Glas is in veel opzichten een
paradigmatisch begin geweest voor de
kunst van de 20ste eeuw. Om te beginnen
door de manier waarop de glazen wand de
toeschouwer voor een raadsel stelt. Van de
bezoekers die dagelijks het Duchampzaaltje
in Philadelphia aandoen, geeft een handvol
zich nog de moeite om wat aan te vangen
met de begeleidende tekst of het zonet
beschreven iconografische programma.
Maar op zich vertellen de iconografie en de
bijhorende uitleg ons weinig. Het Grote Glas
functioneert radicaal anders dan de vele
schilderijen in de onmiddellijke omgeving
van het werk, die hun visuele en picturale
essentie maar al te graag willen delen met
de toeschouwer. Het is de toeschouwer zélf
die bij het Glas aan de slag moet. Hij of zij
moet zélf betekenis en zin toevoegen aan
het werk.

Een tweede nieuw element is dat de grafi-
sche voorstelling op het glas geen synthese
of eindpunt vormt – zoals dat bij de meeste
‘meesterwerken’ in musea wel het geval is –
maar slechts een vertrekpunt. Bepaalde
aspecten van het glas kunnen niet begre-
pen worden zonder andere werken van de
kunstenaar, die bovendien vaak in andere
musea hangen (in sommige gevallen heeft
Duchamp daar zélf voor gezorgd). Het
kunstwerk verwijst naar veel meer dan wat
er op de drager te zien is. Daarbij komt nog
dat Duchamp door middel van de doorzich-
tige aard van die drager ook de onmiddellij-
ke omgeving van het Grote Glas tot onder-
deel van het kunstwerk heeft verklaard:
voor het ogenblik dus dat zaaltje in
Philadelphia, de dikke muur, het binnen-
plein met de krachtige fontein…

5.

Het Grote Glas vormt een soort uitstalraam
van het oeuvre: het in schoolboeken en
referentiewerken gepubliceerde gezicht
ervan. Maar de kern van het oeuvre, de som
van gedachten waaruit het is ontstaan,
oogt veel bescheidener: het gaat om een
vierhonderdtal uitgeschreven notities, die
onze belangrijkste bron van informatie vor-
men voor het Glas én Duchamps hele oeu-
vre. De notities [les notes] zijn niet gemakke-
lijk te ontcijferen. Ze zijn soms beschrijvend
of mechanisch, soms poëtisch, dikwijls her-
metisch, maar zelden expliciet en ze worden
het best over een langere tijd en in kleinere
selecties gelezen en benaderd. Dit is de wer-
kelijke materie van het oeuvre. Hier dringt
het geluid van andere debatten over ready-
mades en wat ze nu precies mogen beteke-
nen niet meer tot de lezer door.

In de jaren na de conceptie van het Grote
Glas, van 1912 tot 1915 (het jaar waarin
Duchamp naar New York trekt en zijn hele
oeuvre meeneemt), werd het hele project in
vele tientallen notities verder uitgewerkt en
verfijnd. Een eerste selectie van notities
werd door Duchamp anno 1934 gebundeld
in een groene doos en op driehonderd
exemplaren te koop aangeboden. Op de kaft
van de groene doos prijkt de titel van dit
ongewone ‘boek’: La mariée mise à nu par ses
celibataires, même; geen letter meer, geen
komma minder dan in de titel van het Grote
Glas. De identieke titel suggereert dat de
notities niet gelezen mogen worden als een
handleiding bij het Glas en dat het Glas veel
meer is dan alleen maar een landkaart die
ons bij het lezen van de notities de weg
wijst. Beide, het Grote Glas en de notities,
zijn soeverein en staan op zichzelf. Ze ver-
wijzen elk op basis van specifieke kwalitei-
ten naar een hogere orde, de orde van het
allesomvattende oeuvre.

6.

Het opvallende is dat Marcel Duchamp de
integrale gedaante waarin het oeuvre zich
vanaf het begin aan hem opdrong, altijd
rigoureus gerespecteerd heeft. Er kan geen
enkel moment in zijn biografie worden aan-
geduid waarop hij de ontwikkeling van het
oeuvre in de weg zou hebben gestaan. Deze
principiële houding laat zich het best illus-
treren aan de hand van de zeer ongewone
receptiegeschiedenis van het Grote Glas.
Terwijl het concept van het Grote Glas
hoofdzakelijk ontstond in 1912 en verder
ontwikkeld werd tot 1915, begon Duchamp
pas in 1915 te New York aan de realisatie
ervan als object. Acht jaar lang werkte hij
aan de moeilijke visualisering van de in zijn
notities ontwikkelde recepten. Op een gege-
ven moment – rond 1923 – was hij het naar
eigen zeggen beu (een bewering die, zoals
wel vaker, slechts de helft van de waarheid
dekt): hij tekende het werk als “onafge-
werkt” en schonk het weg. In 1934 gaf hij
na een lang en moeilijk redactie- en produc-
tieproces de eerste drieënnegentig notities
in facsimile uit.5 Pas na 22 jaar werd de
essentie van het werk dus voor het eerst
leesbaar, en het zou nog tot 1958 duren voor
de notities voor een breed publiek toeganke-
lijk werden, via een bundeling van notities
en geschriften, samengesteld en gepubli-
ceerd door Michel Sanouillet6. In 1974, 62
jaar na de conceptie door Duchamp, werd de
innerlijke wereld van het Grote Glas voor het
eerst op een coherente manier uitgelegd in
het essay Miroir de la mariée van Jean
Suquet.

Marcel Duchamp heeft de receptie van
het Glas enerzijds geamuseerd en anderzijds
met theoretische onverschilligheid gadege-
slagen.7 Het ontdekken van en het door-
dringen tot de mysteries van de bruid en
haar vrijgezellen was voor hem een proces
dat aan de toeschouwer en niet aan de kun-
stenaar toekwam. 

7.

Maar indien het oeuvre echt één en ondeel-
baar is, wat dan met de werken die eraan
voorafgaan? Vóór 1912 realiseerde
Duchamp immers tekeningen, cartoons,
spotprenten en een aantal schilderijtjes,
meestal uitgevoerd in een vage, postimpres-
sionistische stijl. In de literatuur wordt wei-
nig aandacht besteed aan deze werkjes.
Men gaat ervan uit dat de echte Duchamp
pas begint met Moulin à café of het Nu des-
cendant l’escalier, waarmee hij in 1913 op de

Armory Show in New York opschudding
had verwekt. Laat ons enkele van die vroege
werkjes van naderbij bekijken.

Om te beginnen een zittend naakt in een
badkuip van 1910. Je kan een dergelijk
werkje perfect benaderen met de traditione-
le methodes van de kunstwetenschappen,
bijvoorbeeld door de stijl te analyseren.
Duchamp heeft duidelijk de lessen van
Cézanne ter harte genomen, wat de compo-
sitie en het evenwicht ten goede komt. Maar
even belangrijk is dat de naakte vrouw in de
badkuip wordt weergegeven op het moment
dat ze merkt dat ze bespied wordt. Het schil-
derij registreert een moment van erotisch
en tragisch contact tussen twee blikken.
Het vrouwenlichaam is weerloos en het tra-
gische bewustzijn daarvan wordt gedragen
door haar blik.

Meteen zitten we bij het hoofdthema van
het Grote Glas: het naakte, aan schaamteloze
mannenblikken overgeleverde lichaam, het
voyeurisme, het potentiële mannelijke
geweld… De kern van het drama van de bruid
en haar vrijgezellen is hier al aanwezig.

Of nemen we de manier waarop
Duchamp in hetzelfde jaar zijn jeugdvriend,
de geneesheer Dumouchel, heeft geportret-
teerd. De figuur van Dumouchel is omringd
door een nimbus, een straling die uit zijn
lichaam lijkt te komen. De vreemde gloed is
het sterkst om en rond de hand met gesprei-
de vingers. Wat mogen we hieruit afleiden?
Wat betekenen deze stralen? Sommige com-
mentatoren, zoals Jean Clair en Linda
Henderson, hebben betoogd dat ze in ver-
band kunnen worden gebracht met ontwik-
kelingen in de wetenschap, zoals de ontdek-
king van de röntgenstralen door de Duitse
fysicus Wilhelm Röntgen.8 Henderson
toont aan dat Duchamp in 1910 op de
hoogte was van nagenoeg alle belangrijke
ontwikkelingen in de wetenschap. De artis-
tieke eruptie die een jaar later plaats zou
vinden, is dus niet alleen te danken aan de
opvoeding van de kunstenaar, maar ook
aan zijn grenzeloze nieuwsgierigheid.

Maar natuurlijk is een kunstwerk als Le
Grand Verre niet de optelsom van alle kennis
en inzichten die de jonge kunstenaar heeft
verzameld. Dit kan worden geïllustreerd
met het werk dat misschien de vreemdste
echo vormt in het oeuvre van Duchamp. In
1969, een jaar na zijn dood, opent in het
Philadelphia Museum of Art een indruk-
wekkende installatie waaraan Duchamp
heeft gewerkt van 1942 tot aan zijn dood.
Het ultieme werkstuk draagt een lange titel,
ontleend aan een van de eerste notities bij
het Glas: Etant donnés: 1 la chute d’eau 2 le
gaz d’éclairage. Het is een complexe installa-

Marcel Duchamp

La mariée mise à nu par ses celibataires, même (bijgenaamd Le Grand Verre), 1915-1923

Marcel Duchamp

cover voor ‘A l’Infinitif ’, doos met 79 notities in facsimile-uitgave i.v.m. Le Grand Verre, 1967

WR 134 - 1ste katern  25-04-2016  11:45  Pagina 9



De Witte Raaf – 134 / juli – augustus 2008 10

STEVEN HUMBLET

Op 19 januari 1981 pleegde de jonge
Amerikaanse fotografe Francesca Woodman
(°1958) zelfmoord. Ze liet zo’n 800-tal
foto’s na, beelden die quasi ogenblikkelijk
werden opgepikt door verschillende critici
en curatoren. Vaak gebruikten zij deze beel-
den echter enkel als illustratiemateriaal dat
de door hen ontwikkelde theoretische
inzichten en/of ideologische programma’s
moest ondersteunen. Al naargelang van de
geraadpleegde bron kan dit werk zowat
alles betekenen. Sommigen lezen er een
feministische kritiek in. Anderen doen het
dan weer smalend af als een oefening in
modieus surrealisme of bekijken het als een
verre nazaat van victoriaanse neogotiek.
Nog anderen vinden bij Woodman een fun-
damentele kritiek op het fotografische
medium zelf. Het werk van Woodman
spreekt niet alleen met een geleende, maar
ook met een hopeloos gespleten tong. Meer
nog dan het werk van andere fotografen
lijkt het ten prooi aan een grenzeloze inter-
pretatiewoede. Een van de redenen hiervoor
is wellicht dat de jonggestorven Woodman
zelf nooit naar buiten is getreden met een
selectie van haar werk: alle keuzes zijn
gemaakt in afwezigheid van de fotografe.
Door het ontbreken van zelfs maar de
geringste aanwijzing over Woodmans ver-
houding tot haar eigen werk (welke series
beschouwde zij als geslaagd en welke niet),
wordt elk fotografisch beeld plots even
belangrijk. Om dezelfde reden ontbreekt
ook elke evolutie in de interpretatie van het
oeuvre. De interpretaties volgen elkaar niet
op, ze staan gewoon naast elkaar.

Een recent boek over Woodmans werk,
met een uitgebreid (en ambitieus) essay van
Chris Townsend, lijkt hier verandering in te
brengen. Op het eerste zicht lijkt Townsend
de chaotische veelstemmigheid van het dis-
cours over Woodman alleen maar samen te
vatten – een groot deel van zijn boek is een
opsomming van alle mogelijke standpunten
en interpretaties. Toch onderneemt de
auteur ook een poging om zicht te krijgen
op de fundamentele eenheid van het werk.
Door zijn aandacht voor telkens terugke-
rende patronen en structuren laat hij een
fotografe verschijnen die zich toelegt op een
formeel onderzoek naar de grenzen van
haar medium. Precies op dit vlak laat
Townsend echter ook een belangrijk aspect
onbesproken: de rol van de onderwijscon-
text waarin het werk ontstond. Francesca
Woodman studeerde van 1975 tot 1978
fotografie aan de Rhode Island School of
Design (RISD). Dat haar werk in hoge mate
gestuurd wordt door die context en door
haar statuut als studente, blijkt alleen al uit
de titels die zij aan sommige reeksen gaf:
Depth of Field, Space 2 en Charlie the Model…
Deze titels verwijzen onmiskenbaar naar
het didactische kader van de opleiding in de
fotografie. De enige die de mogelijkheden
van deze invalshoek als basis voor een inter-
pretatie verkende, is Rosalind Krauss. In
wat volgt grijp ik terug naar haar tekst
Francesca Woodman: Problem Sets uit 1986
om de rol te overdenken die Woodmans
opleiding speelde in haar reflectie over het
medium fotografie. 

De opdracht

Rosalind Krauss vertrekt van de manier
waarop elke moderne artistieke opleiding
sinds het Bauhaus gebruik maakt van
opdrachten om de student binnen te leiden
in een artistieke praktijk. De doelstelling
van deze praktijkopdracht varieert van
opleiding tot opleiding, maar een van haar
belangrijkste functies bestaat erin de stu-
dent te introduceren in de formele beeldtaal
van zijn medium. In het kader van een foto-
grafieopleiding betekent dit: inzicht ver-
schaffen in de wijze waarop de fotografische
techniek het licht manipuleert, leren hoe
het optische lenzensysteem van de camera
een driedimensionale werkelijkheid omzet
in een plat vlak… Kortom: de opdracht leert

Francesca
Woodman

tie die als in een diorama verborgen wordt
gehouden achter een rustieke houten
poort. Door twee kijkgaatjes ziet de toe-
schouwer een beeld dat zowat de perfecte
representatie vormt van het geweld van de
mannelijke blik: een naakt vrouwen-
lichaam, de benen wijd gespreid, ligt neer
tegen de achtergrond van een landschap
dat geanimeerd wordt door een kleine
waterval. Dit is het uiteindelijke lot van de
bruid. In haar linkerhand houdt ze een
brandende gaslamp. De gassok is van een
model dat in 1969 allang vergeten was: een
bec Auer. Een jaar voordien was dezelfde
bruid met dezelfde lamp in de hand al opge-
doken tussen een serie van etsen die Arturo
Schwarz had gepubliceerd onder de naam
The Large Glass and Related Works.9 Herbert
Mondrings heeft dit werkje in verband
gebracht met een zogenaamde cul de lampe,
een uitdrukking die gebruikt wordt voor het
colofon waarmee het drukwerk van een
boek eindigt, en die dus kan worden gelezen
als een metafoor voor de laatste bladzijde,
voor het sluitstuk van het oeuvre.

Maar tussen de tekeningen die aan het
project van het Grote Glas voorafgaan vin-
den we een houtskoolschets van 1903-
1904 waarop hetzelfde type lamp te zien is,
gemonteerd in een vierkanten kap. Hier bijt
het oeuvre zich in de staart. Het eindpunt
valt op een bijna metafysische wijze samen
met het begin. In 1903 was Duchamp zes-
tien jaar oud; dat hij de auteur zou worden
van een van de meest complexe en fascine-
rende kunstwerken die de 20ste eeuw heeft
voortgebracht, kon hij toen nog niet ver-
moeden. En toch krijgen we reeds op dat

moment een eerste teken van het oeuvre,
dat een echo vindt helemaal aan het eind
van het verhaal.

Bijna alle werken van Duchamp die aan
de eruptie van 1911-1912 voorafgaan, zijn
gecontamineerd door een oeuvre dat op dat
moment ‘nog moest beginnen’.10 Het wer-
kelijke avontuur neemt een aanvang op het
einde van 1911. In de zomer van 1912 was
het oeuvre virtueel gedacht en we kunnen
vermoeden dat tegen 1915 nagenoeg alle
plannen voor het oeuvre in een min of meer
volledige vorm bestonden. Het vervolg van
Duchamps leven als kunstenaar bestond uit
het sprokkelen van kleine stukjes energie
die aan die grote eruptie konden worden
gerelateerd. Niet verwonderlijk dat hij de
enigmatische theorie uitwerkt van het infra
mince, van de kleine hoeveelheden verloren
gegane energie. Misschien is het niet gek
om te denken dat in wezen het hele oeuvre
van de meester als vroege stijl kan worden
beschouwd. Alles wat na 1915 gebeurt, is
als het uitdeinen van de ringen dat men te
zien krijgt als men een steen gooit in een
oud en stil geworden water. 

Noten

1 Er bestaat wat discussie over het precieze start-
punt van Duchamps oeuvre. De eerste notities
(getiteld le route Jura-Paris) waarin rechtstreeks
gealludeerd wordt op een dergelijk werk date-
ren van 1912. Naar mijn inschatting zijn er al
in 1911 duidelijke aanwijzingen van een oeu-
vre dat in opbouw is, zoals bijvoorbeeld de drie
overgebleven tekeningen ter illustratie van
gedichten van Jules Laforgue die dateren uit
1911. Een ervan (Encore à cet astre) is onmis-
baar voor de lectuur van het drama dat aan de
basis ligt van het werk.

2 Voor biografische informatie: Bernard
Marcadé, Marcel Duchamp. La vie à crédit, Paris,
Flammarion, 2007; Calvin Thomkins,
Duchamp. A Biography, New York, Henry Holt
& Co, 1996.

3 Pierre Cabanne, Gesprekken met Marcel
Duchamp, Amsterdam/Leuven,
Meulenhoff/Kritak, 1991, p. 35.

4 Zie het imposante onderzoek naar de invloed
van Stéphane Mallarmé op de artistieke
milieus van het interbellum en de generatie
voordien: Jean-François Chevrier, L’Action
restreinte. L’Art moderne selon Mallarmé,
Paris/Nantes, Hazan/Musée des Beaux-Arts de
Nantes, 2005.

5 Marcel Duchamp, La mariée mise à nu par ses
célibataires, même, Paris, Ed. Rrose Sélavy,
1934.

6 De eerste uitgave van Sanouillet verscheen in
1958 onder de titel Marchand du Sel. In 1975
werd dezelfde selectie heruitgegeven als:
Marcel Duchamp, Duchamp du signe. Ecrits.
Réunis et présentés par Michel Sanouillet, Paris,
Flammarion, 1975. Deze uitgave is nu ook 
verkrijgbaar in een pocketeditie in de reeks
Champs van dezelfde uitgeverij. In 1980 publi-
ceerde Paul Matisse een luxe-uitgave, geprodu-

ceerd door het Centre Pompidou in Parijs, met
de nog niet eerder gepubliceerde notities uit de
archieven van Marcel Duchamp. Ook deze
selectie is nu toegankelijk in de reeks Champs
van Flammarion.

7 Jean Suquet, Miroir de la mariée, Paris,
Flammarion, 1974.

8 Jean Clair, Duchamp et la photographie, Paris,
Editions du Chêne, 1977; Linda Henderson,
Duchamp in Context, Princeton, Princeton
University Press, 1998.

9 Arturo Schwarz, The Large Glass and Related
Works, Milano, Arturo Scharz ed., 1967.

10 Kunnen we ons zover wagen om in de omke-
ring van een concept van Meyer Schapiro de
mogelijkheid te herkennen van een soort
Vorleben van kunstwerken? Een fascinerende
denkpiste.

Deze bijdrage bouwt verder op de argumenten
van een lezing  gegeven op een symposium rond
de notie van het oeuvre, georganiseerd door de
Vakgroep Architectuur en Stedenbouw van de
Universiteit Gent op 19 april 2007.

Marcel Duchamp

Etant donnés: 1° la chute d’eau / 2° le gaz d’éclairage, 1946-1966. Philadelphia Museum of Art, Gift of the Cassandra Foundation

Marcel Duchamp

Gaslamp (bec Auer), 1903-1904. 
collectie Alexina Duchamp
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de student om de verschillende technische
parameters die het uiteindelijke beeldresul-
taat beïnvloeden op een gecontroleerde
manier in te zetten.

Woodman, zo suggereert Krauss, wijst
echter op een blinde vlek in de didactische
opzet van de opdracht. De gehanteerde
beeldtaal wordt er in eerste instantie gezien
als een louter uitwendige taal, als een set
van vaste instrumenten en stabiele oplos-
singen waaruit de student maar te kiezen
heeft. Uiteindelijk ontwikkelt de student een
puur instrumentele verhouding tot de beel-
dende middelen die hem via de opdracht
worden aangereikt. Woodman heft die uit-
wendigheid op door zichzelf een plaats te
geven binnen de opdracht. Vaak doet ze dat
letterlijk: door zichzelf als model te nemen
en de operaties van de fotografische opna-
me op haar lichaam tot onderwerp van de
opdracht te maken. Maar ook als dat niet
gebeurt – zoals in de reeks Charlie the Model
waar de fotografe vergezeld wordt door een
ander model – gebruikt ze de formele con-
text van de opdracht om de relatie tussen
fotograaf en de fotografische techniek,
zoals die in het atelier wordt gedefinieerd, te
problematiseren.

Het atelier

Waar Krauss de relatie van Woodman tot de
probleemstelling beschrijft als een proces
van toe-eigening, lijkt er zich in haar werk
echter ook een omgekeerde beweging af te
tekenen: niet het poneren van een absolute
controle over het fotografische beeld, maar
de ontkenning van de mogelijkheid tot zo’n
meesterschap. Haar aanval betreft dan niet
zozeer het didactische instrumentarium
van een opleiding in de fotografie, maar het
hart van het fotografische proces zelf.
Woodman ervaart fotografie blijkbaar als
het instrument van een radicale onteige-

ning. De plaats waar deze ervaring zich
voor het eerst manifesteert, is het atelier, de
ruimte waar de opleiding plaatsvindt. Het
loont dan ook de moeite om even te kijken
wat er zich daar zoal afspeelt.

Het atelier is niet zomaar een neutrale
ruimte waar opdrachten geformuleerd, uit-
gevoerd en besproken worden of waar stu-
denten begeleid worden in het aanleren van
een techniek of het ontwikkelen van een
persoonlijke visie. Zeker binnen een oplei-
ding fotografie heeft het atelier een uitge-
sproken agressief karakter. De student botst
er (soms letterlijk) op het extreme gewicht
van de fotografische techniek in het maak-
proces van een beeld. Hij wordt er brutaal
geconfronteerd met de unieke weerstand
van de fotografische techniek (een trauma
dat hij doorheen heel de opleiding mee-
sleurt). Hij ontdekt er dat de camera geen
neutraal doorgeefluik is, maar een eigen,
vaak verborgen, agenda dient en dat die
agenda soms dwingender is dan de eigen
intenties.

Vooral het automatisme van het fotogra-
fisch dispositief brengt de student in de war.
Zo merkt hij al snel dat de camera ook zon-
der menselijk ingrijpen vlot perfecte foto-
grafische beelden kan produceren. De bij-
drage van de fotograaf in de productie van
een beeld is welomschreven en minimaal.
Zijn investering in het fotografische proces
beperkt zich tot het aanleveren van de mini-
male hoeveelheid energie die nodig is voor
het indrukken van een knopje. Eenmaal hij
die inspanning heeft geleverd, neemt de
machine het onherroepelijk van hem over.
Dat laatste moment is wellicht de meest
cruciale fase van de fotografische opname:
op het moment dat het beeld feitelijk gepro-
duceerd wordt, in de inktzwarte doos van de
camera, is de fotograaf fundamenteel afwe-
zig. En het resultaat van dit dispositief is een
beeld waar de mens op zijn beurt radicaal
uit verdwenen lijkt.

Fotografie is het medium van een radicale
onttovering. Haar beelden confronteren
ons met een wereld die ons op een funda-
mentele manier ontglipt. Zowel de relatie
tussen het medium en de fotograaf als die
tussen de camera en de wereld (vóór de
camera) is in de fotografie grondig ver-
stoord. Waar de meeste studenten die schok
‘vergeten’, denkt Woodman hem door tot in
zijn uiterste consequenties. Een (korte) ana-
lyse van één beeld uit de reeks Space2 kan dit
verduidelijken.

Het beeld ‘toont’ een lichaam in een kale
kamer. Rechts zien we nog net de rand van
wat vermoedelijk een raam is, maar voor de
rest is er nergens een opening te bespeuren.
In die gesloten ruimte verschijnt een
lichaam (dat van de fotografe zelf?), uitge-
smeerd tot een vage vlek. Het ‘lichaam’ is
tegelijkertijd aan- en afwezig: alleen de
enkels verankeren het op de vloer, net daar-
boven lost het op in nevelen. Innerlijk bewo-
gen door een plaatselijke turbulentie, wordt
het lichaam in zekere zin gewichtloos: het is
enkel nog aanwezig als energie, niet langer
als massa. Via dit vloeibare lichaam wordt
ook een van de belangrijkste functies van de
ruimte ondermijnd, namelijk om het
lichaam een stabiele en precieze plaats toe
te kennen. De ruimte voorziet het lichaam
niet langer van vaste coördinaten. Deze
gelijktijdige destabilisering van lichaam en
ruimte is het resultaat van een specifiek
fotografisch effect, namelijk bewegings-
onscherpte.

Bewegingsonscherpte is het instrument
waarmee Woodman een zinderend spoor
van vernieling door haar beelden trekt.
Door haar lichaam te bewegen lijkt ze elke
aspiratie op te geven greep te krijgen op de
werkelijkheid die zich voor de lens van de
camera uitspreidt. Alles lost op in een soort
van viscose smurrie. Niet alleen de mense-
lijke figuur verliest haar soliditeit, ook de

ruimte waarin ze zich bevindt en de andere
objecten waarmee ze omgeven wordt, ver-
liezen hun consistentie. Muren worden
poreus, deuren balanceren vervaarlijk op
één punt, schoorsteenmantels worden uit
de muur gerukt, lichamen versmelten met
alledaagse objecten: alles wordt meegezo-
gen in een proces van dematerialisatie.

Bewegingsonscherpte is een visueel effect
dat alleen binnen fotografie zichtbaar
gemaakt kan worden (zelf ervaren we
beweging nooit op die manier). Het foto-
grafische proces wordt er van binnenuit
aangevreten door een door dit proces zelf
gecreëerde ontsporing. Het is precies dit kan-
telmoment, waarop het streven naar zicht-
baarheid schipbreuk lijdt, dat Woodman
voortdurend lijkt op te zoeken. Ze maakt
antifotografische beelden.

Gestolde vibraties

Het resultaat van deze ‘dialoog’ met de foto-
grafische techniek is dat de fotografie in een
totaal nieuw register wordt geplaatst. Voor
Woodman is fotografie niet langer het me-
dium van de fixatie, maar van de transfor-
matie. Metamorfose is het centrale thema in
haar beelden. Tegengestelde termen wor-
den brutaal tegenover elkaar gezet: dood
versus levend, mens versus engel, beweging
versus stilstand, opaak versus doorzichtig,
horizontaal versus verticaal… Woodman
stelt nooit scherp op de stabiele begin- of
eindtoestand, maar toont het broze
moment van overgang tussen beide termen.
Tegenover de stolling van de tijd plaatst zij
de vloeibaarheid van het proces.

Is fotografie dan niet totaal ongeschikt
om de onstabiliteit van de metamorfose te
verbeelden? Het fotografische beeld kan
slecht overweg met beweging, met verande-
ring, met tijd. Het fixeert de beweging,
bevriest de verandering, snijdt de tijd de pas
af: het plaatst de werkelijkheid onder een
verstikkende stolp. Fotografie lijkt wel het
laatste medium dat ons iets kan leren over
tijd en verandering, over beweging en meta-
morfose. Woodmans werk suggereert ech-
ter een radicaal ander verhaal. Andere
media die beweren beter uitgerust te zijn
om tijd en beweging te tonen, bieden bij
nader inzien slechts een armzalig surro-
gaat. Zelfs de cinema geeft ons de beweging
enkel als een snelle opeenvolging van stati-
sche momenten. Fotografie daarentegen is
het enige medium dat het schandaal van de
tijd visualiseert: zij slaagt er als geen ander
medium in om te tonen dat de tijd zich aan
elke vorm van zichtbaarheid (en dus aan
elke vorm van denken?) onttrekt. Enkel in
de fotografie ontdekken we dat de tijd pure
potentie en als dusdanig wezenlijk onzicht-
baar is.

Om de poëtische en ontwrichtende
kracht van beweging te suggereren, neemt
Woodman haar toevlucht tot de frictie van
dit fixerende medium. Dat is meteen ook de
reden waarom ze zichzelf zo vaak als model
inzet. Ze gebruikt haar lichaam om te tonen
wat de camera doet, zowel met de fotograaf
als met de wereld. Fotograaf én model zijn
beiden afwezig op het moment dat de came-
ra afgaat. De symmetrie van beide posities
zorgt ervoor dat het verdwijnen van het ene
(in een mist van bewegingsonscherpte)
onherroepelijk uitmondt in de vernietiging
van de ander. Meteen verwoest ze de
(geruststellende) illusie waarachter elke
fotograaf zich verschuilt, namelijk dat de
ruimte achter de camera altijd een veilig
bastion is waar controle en overzicht de
dienst uitmaken.
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MARC HOLTHOF

Educational Complex Onwards 1995-2008,
zo heet de tentoonstelling van de
Amerikaanse kunstenaar Mike Kelley in het
Brusselse centrum voor hedendaagse kunst
Wiels. Het is de eerste keer in tien jaar dat
Kelley een overzicht toont van zijn werk.
Precies in deze periode – vanaf Educational
Complex uit 1995 – heeft zijn werk een
belangrijke wending genomen.

Het verhaal over hoe Kelley tot
Educational Complex kwam, is bekend, en
wordt in de begeleidende teksten in Wiels,
de catalogus en zowat elk artikel over de
tentoonstelling uit de doeken gedaan. Begin
jaren 90 merkte Kelley dat een serie werken
met pluchen beesten door de toeschouwers
en critici steevast in verband werden
gebracht met kindermisbruik – wat nooit
Kelley’s bedoeling was geweest. Kelley
bekloeg zich over de critici “die er maar op
los associëren in verband met de materialen
die ik gebruik en die van alles op mijn eigen
leven projecteren”1, en hij vervolgde: “Ten
slotte werd ik daardoor zo nijdig dat ik
dacht, ik geef ze gewoon wat ze vragen. Ik
verzon een pseudobiografie en begon ‘bio-
grafisch werk’ te maken. En dat was dus
Educational Complex.”2 Elders spreekt hij
over zijn “personal life as a kind of fiction”3

of zelfs een “blatant lie”4.

Misbruik

Wie de achtergrond en context van
Educational Complex Onwards 1995-2008
wil doorgronden moet vertrouwd zijn met
een stukje ‘Americana’.

Midden jaren 80 heerste er in de VS massahys-
terie rond kindermisbruik. Een van de meest
spectaculaire zaken was die in de McMartin
preschool (peutertuin)5 in Manhattan Beach,
Californië. De zaak begon op 12 mei 1983,
toen Judy Johnson haar 2,5 jaar oude zoontje
Billy voor het eerst naar deze peutertuin
bracht. Drie maanden later beschuldigde ze de
25-jarige Ray Buckley, zoon en kleinzoon van
de eigenaars van de peutertuin, ervan Billy sek-
sueel misbruikt te hebben. Aanleiding was dat
Buckley het kind met een jeukende anus naar de
dokter had gebracht. Het zoontje bevestigde het
verhaal van misbruik aan de politie en Buckley
werd gearresteerd. De politie informeerde de
andere ouders en vroeg hen om inlichtingen.
Dan nam de zaak een ronduit bizarre wending:
Judy Johnson meldde de politie dat Ray Buckley
haar Billy langs achter had genomen terwijl
diens hoofd in het toilet zat. Buckey droeg een
kapmantel, dan weer een Santa Claus kostuum,
of hij kleedde zich als dominee, nam Billy naar
de carwash en sloot hem op in de koffer.

Leden van The Children’s Institute gingen de
andere kinderen van de school interviewen en in
maart 1984 bleken er liefst 360 leerlingen
misbruikt te zijn. De ophefmakende zaak legde
The Children’s Institute geen windeieren: in vijf
jaar ontving het ruim 11 miljoen dollar aan
overheidssteun. De peutertuin werd gesloten.
Het verhaal lekte uit naar de pers en ouders
begonnen processen tegen de eigenaars van de
school (tevens de familie van Ray Buckley). Op
22 maart 1984 werden Ray, zijn zuster
Peggy, de eigenaars van de school en enkele
leraars veroordeeld voor 115 gevallen van kin-
dermisbruik. De procureur maakte later gewag
van nog eens 397 gevallen. In maart 1985
begonnen de ouders te graven naar geheime
ondergrondse kamers onder de school waar het
seksueel misbruik zou hebben plaatsgehad. De
procureur schakelde ook een archeologische
firma in.

Er werd nooit enig spoor van deze geheime
kamers gevonden. De twijfel groeide toen in
maart 1985 de vrouw die alles in gang had
gezet, Judy Johnson, in een psychiatrische
instelling werd opgenomen. Ze stierf aan haar
alcoholmisbruik voor ze kon getuigen op het
proces. In januari 1986 liet men de aanklacht
tegen vijf van de zeven beschuldigden vallen.
Enkel Ray Buckley en zijn zuster werden nog
beschuldigd. Het duurde tot 1990 voor ook zij
vrijgesproken werden. De rechtszaak had zeven
jaar geduurd en 15 miljoen dollar gekost. 

Slachtoffer van het geheugen

Wat Kelley interesseerde aan deze en ande-
re zaken van vermeend kindermisbruik was
het debat rond ‘verdrongen herinneringen’
dat erop volgde, en dat een scherpe en bij-
wijlen hallucinante strijd tussen believers en
disbelievers opleverde. Voor de believers kon
zowat iedereen misbruikt zijn. Hun opvat-
tingen kunnen best worden samengevat
met de volgende drie citaten van aanhan-
gers van het ‘repressed memory syndrome’6:

“Als je je niet herinnert dat je misbruikt
bent, ben je niet de enige. Veel vrouwen
hebben er geen herinnering aan, en zullen
die ook nooit hebben. Dat wil niet zeggen
dat zij níet misbruikt zijn.”

Ellen Bass & Laura Davis in hun boek 
The Courage to Heal.

“Hoe erger het misbruik, hoe waarschijnlij-
ker het is dat je de herinnering eraan ver-
drongen hebt.”

Steven Farmer in Adult Children of
Abusive Parents. 

“Als men u vraagt: ‘Bent u in uw jeugd sek-
sueel misbruikt?’ zijn er slechts twee ant-
woorden mogelijk: ‘Ja’ of ‘Ik weet het niet’.
Nee kun je niet antwoorden.”

Roseanne Barr in een televisieshow.

De drie citaten tonen dat je volgens de belie-
vers potentieel áltijd seksueel misbruikt
bent: als je het je herinnert, maar nog méér
als je het je niet herinnert – want dan heb je
het verdrongen! Seksueel misbruik valt
kortom niet te bewijzen of te ontkennen:
het is een acte van geloof – een geloof of
men slachtoffer wil zijn of niet.

Voor de disbelievers daarentegen staat het
vast dat men valse herinneringen kan
inplanten. Dat is bijvoorbeeld de stelling
van psychologe Elizabeth Loftus in het boek
The Myth of Repressed Memory7, dat ze
samen met Katherine Ketchham schreef.
Het aankweken van valse herinneringen
kan bevorderd worden, stelt Loftus, als een
persoon aangemoedigd wordt om zich
bepaalde situaties in te beelden zonder dat
hij of zij zich zorgen moet maken of ze nu
waar zijn of niet. Dat is precies wat in thera-
pieën vaak gebeurt. Ondervragers oefenen
gewild of ongewild druk uit op de onder-
vraagden en sporen hen aan om zich din-
gen te herinneren. Het resultaat kan zijn
dat er dingen gefabuleerd worden om aan
die vraag tegemoet te komen.

Triest gevolg: men kan werkelijk het
slachtoffer van de eigen verbeelding wor-
den en zich misbruikt voelen zonder het te
zijn. Dat belette de American Psychological
Association in 1994 overigens niet om over
te gaan tot de formele erkenning van ver-
drongen herinneringen (of het ‘dissociatie-
ve amnesiesyndroom’).

Verdrongen

Het is met dit controversiële materiaal van
verdrongen of ingebeeld misbruik en bijge-
kleurde herinneringen dat Mike Kelley aan
de slag gaat. Kelley toont niet de geheime
kamers onder de McMartinkleuterschool,
maar die onder een van de scholen (het
California Institute of the Arts – ‘Cal Arts’)
die hij zelf bezocht als student. Hij toont
ook een maquette van alle schoolgebouwen
waar hij ooit school gelopen heeft en het
huis in Detroit waar hij opgroeide. Delen die
hij zich niet herinnert of ‘verdrongen’ heeft
– al dan niet onder invloed van ‘misbruik’ –
zijn oningevuld gebleven. Een verdieping
hoger heeft Kelley de ondergrondse verdie-
ping van Cal Arts op grotere schaal uitge-
werkt tot Sublevel (1998). Hij heeft een deel
van de gangen met roos kristal bekleed en
er een lang stuk tunnel aan gebouwd, waar
de toeschouwer in kan kruipen (al wordt
dat in Wiels niet echt aangemoedigd), en
die eindigt in een metalen doos met daarin
een onderzoekstafel en een uitstalrekje met
allerlei fallische objecten. De doos verwijst,
stelt Kelley, naar het interieur van ruimte-
schepen, zoals die beschreven worden in

‘getuigenissen’ over UFO-ontvoeringen (een
andere moderne Amerikaanse neurose).
Een van de schetsen aan de muur op de eer-
ste verdieping toont overigens ook mogelijk
geheime gangen onder de John Glenn High
School, de middelbare school die Kelley
bezocht.

Kelley speelt in op het slachtofferidee dat
zo inherent is aan onze populistische maat-
schappij, die zich met masochistisch genoe-
gen schikt in het idee machteloos misbruikt
te worden door een sociale, seksuele of
artistieke elite. “Ik denk dat we leven in een
tijdperk waarin de slachtoffercultuur en het
traumatische de leidraad geworden zijn van
ongeveer alles”, aldus de kunstenaar.8

Ondergronds

Op dezelfde verdieping als Sublevel staat
Rose Hobart II, de nieuwe (2006) en nooit
eerder getoonde installatie van Mike Kelley
die zowat het chronologische sluitstuk is
van de tentoonstelling in Wiels. Rose Hobart
is oorspronkelijk de titel van een film uit
1936 van Joseph Cornell, waarvoor deze
zich een stukje hollywoodavonturenfilm
toe-eigende om er een avant-gardecollage
mee te maken. Dat is ook wat hier gebeurt.
Aan een ánder werk, dat wat verder staat,
gaf Kelley een titel mee die een perfecte

beschrijving van Rose Hobart II geeft: A con-
tinuous screening of Bob Clark’s film ‘Porky’s’,
the soundtrack of which has been replaced with
Morton Subotnik’s electronic composition ‘The
Wild Bull’ (1968) and presented in the secret
sub-basement of the gymnasium locker Room.

Rose Hobart II staat opgesteld in een ver-
donkerde ruimte waar de elektronische
muziek van Morton Subotnik weerklinkt. Je
kan langs twee kanten in het werk kruipen,
om door een gaatje naar een gehermonteer-
de en toegeëigende scène te kijken uit de
indertijd zeer succesvolle jongerenkomedie
Porky’s (1982) van Bob Clark. Porky’s is een
film in de lange successerie na American
Grafitti waarin de overgangsriten van de
Amerikaanse jeugd aan bod komen. De film
blinkt uit door zijn platte, infantiele humor
– humor die overigens perfect aansluit bij
het thema van Porky’s, waarin nostalgie
naar de puberteit centraal staat. Voor het
hoofdpersonage Peewee (Dan Monahan) en
de andere leerlingen van een high school in
Florida komt het er immers op aan te wor-
den ontmaagd, en dus volwassen te worden.
In een van de vele gags baant een personage
zich een weg door ‘geheime gangen’ onder
de sportzaal om de sadistische lerares licha-
melijke opvoeding onder de douche te
bespieden. Kelley laat de kijker die voyeuris-
tische situatie naspelen, zij het dat die laat-
ste niet de beelden uit die scène te zien krijgt.

Raised by Zombies
Over modernisme als misbruik en het werk van Mike Kelley  

Mike Kelley

Sublevel, 1998. Courtesy privéverzameling/Jablonka Galerie, Keulen
Zicht op de tweede verdieping van Wiels. Foto: Filip Van Zieleghem

Mike Kelley

Educational Complex, 1995 (voorgrond). Courtesy Whitney Museum of American Art, New York
Zicht op de eerste verdieping van Wiels. Foto: Filip Van Zieleghem
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Het typeert Mike Kelley dat hij de beschrij-
ving van het ene werk als titel aan een
ander werk meegeeft. Rose Hobart II is nog
om andere redenen typerend voor het werk
van Kelley. Hij combineert de elektronische
muziek van Subotnik, typisch modernisti-
sche avant-gardemuziek, met de wat vul-
gaire jongerenkomedie Porky’s. Kelley
mengt graag hoge en lage cultuur. Maar hij
is ook ‘post-modern’ (in de oorspronkelijke
betekenis van het woord) door de manier
waarop hij omgaat met de modernistische
erfenis.

Misbruik II

Op de benedenverdieping van Wiels, bij de
maquette van Educational Complex, en een
verdieping hoger bij Sublevel, hangen
Kelley’s schilderijen. Het meest spectaculai-
re is Shaped Painting/Castrati Satan (1995)
dat een in het rood getekende satan met
‘ballen’ toont. De penis zit verborgen achter
een zwart vlak dat deze duivel als het ware
castreert – zoals de titel van het werk ook
suggereert – terwijl gekleurde cirkels het
onregelmatig patroon van de drager afzo-
men. ‘Schilderij’ is niet echt het juiste
woord voor dit wapenschildachtige
embleem, zoals je het ook in jeugd- en
sportclubs of lokalen van motorbendes
terugvindt.

Opnieuw speelt Kelley de populaire kunst
– de duivelsfiguur lijkt wel een uitvergrote
obscene tekening in rode bic uit een of
ander adolescentenschriftje – tegen de
abstractie en de modernistische erfenis uit:
het zwarte vierkant, de stippen. Die vier-
kante en abstracte elementen duiken ook in
andere werken van Kelley op, zoals Shaped
Painting/Playroom Decor, waar een stuk
geraamte op een zwarte achtergrond het
moet opnemen tegen drie kleurvlakken.

Kelley brengt deze ingrepen in verband
met de ‘push and pull’-theorie van de
Amerikaanse modernist Hans Hofmann.

De in Beieren geboren Hans Hofmann (1880-
1966) maakte als jonge man de opkomst van
het modernisme in Parijs mee; hij kende
Picasso, Braque en Matisse. In 1914 keerde hij
terug naar Duitsland, werd afgekeurd voor het

leger en begon een kunstschool in München,
waar hij de modernistische ideeën die hij in
Parijs had opgedaan ging onderwijzen. In de
vroege jaren 30 bezocht hij Amerika, waar hij
zich definitief zou vestigen. Na les gegeven te
hebben aan bestaande instellingen, begon
Hofmann een eigen kunstschool in New York en
Provincetown, Massachusetts, waar hij woon-
de. Ze werd bezocht door een selecte schare
Amerikaanse kunstenaars zoals Helen
Frankenthaler, Red Grooms, Alfred Jensen, Wolf
Kahn, Lee Krasner, Louise Nevelson en Frank
Stella. Rond 1960 vond criticus Clement
Greenberg dat Hofmann waarschijnlijk de
belangrijkste kunstdocent van zijn tijd was.

Met de techniek die hij ‘push and pull’ noem-
de, wilde Hans Hofmann bewijzen dat de illusie
van ruimte, diepte en zelfs beweging op een doek
kan worden tot stand gebracht met louter
abstracte kleuren en vormen, en dus zonder
figuratieve elementen. Een goed voorbeeld is
zijn schilderij The Gate (1959-60) in het
Guggenheim in N.Y. waar een geel en rood vlak
uit een groenachtige achtergrond springen.

Onder Hofmanns leerlingen waren ook
twee leraars van Mike Kelley aan Cal Arts:
Gerome Kamrowski en Al Mullin. “In Ann
Arbor”, zo herinnert Kelley zich, “schilder-
de de typische student in de trant van het
gestuele abstracte formalisme van Hans
Hofmann.” De invloed van Hofmanns theo-
rie en gebruik van kleurvlakken is dan ook
– steeds in oppositie met populaire elemen-
ten – in Kelley’s werk terug te vinden, in de
eerder genoemde Shaped Painting met satan-
figuur, maar ook in de maquette van
Educational Complex, waarover Kelley in het
bezoekersgidsje van Wiels zegt dat het “vol-
gens de ‘push and pull’ compositietheorieën
van de schilder Hans Hofmann” is opge-
bouwd.9

Kelley gebruikt Hofmanns abstracte ele-
menten om populistische interpretaties van
zijn werk tegen te gaan (dezelfde reden
waarom hij muziek van Morton Subotnik
combineert met de film Porky’s), maar ook
om zich tegen het modernisme af te zetten:
hij ziet de theorieën van Hofmann als een
vorm van mentaal misbruik. Op een formu-
lier dat aan een zuil hangt en waarop Kelley
aangifte doet van seksueel misbruik, is wij-
len Hans Hofmann als parent ingevuld. Het
misbruik wordt omschreven als “Raised by
zombies… Brainwashed into a cult… Left for
dead… Take me back, please”.

Kunstonderwijs als misbruik

Mike Kelley ziet zijn artistieke opleiding als
misbruik en inspireert zich daarop, zoals hij
dat deed met de misverstanden rond zijn
werk met pluchen dieren en het debat rond
verdrongen herinneringen naar aanleiding
van de McMartinzaak. In (H)art vertelde
hij: “In plaats van mee te gaan in de gang-
bare opvattingen over seksueel misbruik,
maakte ik er mentaal misbruik van. […] Ik
ging nog verder terug en bestudeerde de
oorzaak van mijn trauma. Daarom begon ik
terug te schilderen, zoals op de kunst-
school. Het resultaat daarvan kan je […]
terugvinden in 13 Seasons en Shaped
Paintings.”10 Ook Educational Complex zelf,
waar de hele tentoonstelling in Wiels rond
is opgebouwd, gaat over het geheugen, de
psychische blokkeringen en het vermeende
‘misbruik’ van het Amerikaanse kunston-
derwijs dat erachter zou schuilgaan. “I
thought I should address my ‘abuse’
through the art-education system […]
because it made it more obvious that this
was an aesthetic exercise. That is why I con-
structed the Educational Complex (1995).”11

Kelley problematiseert echter niet alleen
het Amerikaanse kunstonderwijs; zo moge-
lijk nog crucialer is zijn omgang met de erfe-
nis van het modernisme. In zijn essay in de
catalogus van Wiels merkt Diedrich
Diedrichsen terecht op dat er een vreemde
contradictie bestaat tussen de modernis-
tische ideeën van absolute originaliteit, oor-
spronkelijkheid en authenticiteit, en de
manier waarop modernisten zoals
Hofmann die ideeën trachtten te onderwij-
zen.12 Diedrichsen stelt dat Hofmann in zijn
onderwijs een compromis had gevonden
tussen ambachtelijk vakwerk en subjectieve
expressie. Een onmogelijk compromis, want
het modernistische ideaal is net ontstaan
als een reactie op het academisme, als pro-
test tegen het idee van kunst als ambachte-
lijk vakwerk. De praktijk kwam dus regel-
recht in botsing met de theorie.

Je zou een vergelijking kunnen maken tus-
sen het modernisme en die andere grote ide-
ologie van de 20ste eeuw, het marxisme. Net
als het marxisme combineert het modernis-
me een prachtig theoretisch uitgangspunt
– de artistieke onafhankelijkheid, de oneindi-
ge creativiteit en originaliteit – met een mise-
rabele praktijk: het via de kunstscholen
‘kweken’ van modernistische kunstenaars.
De rol die onder anderen Hofmann, de meest
invloedrijke Amerikaanse kunstdocent van
de 20ste eeuw, daarin speelde, kan je alleen
vergelijken met wat Lenin of zelfs Stalin met
het marxisme aanrichtten (al loopt die ver-
gelijking mank doordat er in de kunst, ten-
minste op fysiek vlak, geen slachtoffers vie-
len): in beide gevallen werd het ideeëngoed
opgeofferd aan ‘realpolitik’. Het modernisme
veranderde in een nieuw conformisme, een
nieuw academisme. Originaliteit werd een
vak dat op de academie onderwezen kon
worden!

In zijn werk vanaf 1995 probeert Mike
Kelley in het reine te komen met die erfenis
van het Amerikaanse modernisme en met

de manier waarop het in zijn jeugd bij
kunststudenten ingelepeld werd. Daarom
beschouwt Kelley zijn werk als een vorm
van ‘kunsttherapie’: een manier om de con-
frontatie aan te gaan met het institutionele
‘misbruik’ van zijn academische vorming
als schilder. Kelley zoekt geen alternatief
voor het modernisme. Nog minder vervalt
hij in een nostalgische terugkeer naar pre-
modernistische waarden. Wat hij doet is het
modernisme problematiseren, onder ande-
re door het uit te spelen tegen populaire ele-
menten en in verband te brengen met sek-
sueel misbruik. Op een verbluffende manier
legt hij zo de duistere en verborgen kanten
ervan bloot.

Een van Kelley’s mooiste werken in Wiels
is een reeks panoramische foto’s. Black Out
(2001) toont de oevers van de Detroitrivier
gezien vanop een boot. Maar eigenlijk is het
een parodie op de panoramische foto’s
waarmee kunstfotografen wel eens uitpak-
ken. Het fotografische ideaal van absolute
zichtbaarheid wordt geridiculiseerd. Want
er is een probleem, dat door Kelley geïnter-
preteerd wordt “als symbolisch voor de ‘ver-
loren tijd’ van het verdrongen trauma”13:
als gevolg van een camerastoring is het
beeld grotendeels zwart. 

Noten

1 Tijdens het schrijven van dit essay was de cata-
logus van de tentoonstelling nog niet klaar. 
Ik verwijs naar een voorlopige bundel met drie
teksten die op de persopening werd uitgedeeld.
Geciteerd in: Howard Singerman, Memory
Ware, voorlopige catalogus Wiels Educational
Complex Onwards 1995-2008, p. 14.

2 Ibid.
3 Interview met Isabelle Gray in John C.

Welchman e.a., Mike Kelley, London, Phaidon,
2002, p. 16.

4 Ibid. Of er werkelijk geen allusie is op kinder-
misbruik, is overigens maar de vraag, want in
de foto’s Manipulating Mass Produced Idealized
Objects en Nostalgic Depiction of the Innocence of
Childhood (Welchman, op. cit. (noot 3), 
pp. 26-27) worden de pluchen beesten wel
degelijk mishandeld door naakte personen, en
is de referentie overduidelijk. 

5 Over de McMartinzaak is veel informatie terug
te vinden op het internet. Zie bijvoorbeeld
www.law.umkc.edu/faculty/projects/ftrials/mc
martin/mcmartinchrono.html

6 Zie: Marc Holthof, Slachtoffer van de eigen 
verbeelding, in het mediatijdschrift AS, nr. 144,
1998. Een Engelse versie vindt u op:
http://www.nettime.org/Lists-Archives/netti
me-l-9809/msg00080.html.

7 Elizabeth Loftus & Katherine Ketcham, 
The Myth of Repressed Memory, New York, 
St. Martin’s Press, 1994.

8 Geciteerd in: Howard Singerman, op. cit. 
(noot 1), p. 17.

9 Bezoekersgidsje Educational Complex Onwards,
Wiels, p. 9.

10 Pieter van Bogaert, Mike Kelleys tweede leven,
in: (H)art nr. 35, 17 april 2008, p. 5. 

11 Gray, op. cit. (noot 3), p. 19.
12 Zie de tekst van Diedrich Diedrichsen in: 

voorlopige catalogus Wiels, Educational complex
Onwards 1995-2008, pp. 8-13.

13 Bezoekersgidsje Educational Complex Onwards,
Wiels, p. 6.

Mike Kelley

Shaped Painting/Castrati Satan, 1995
Courtesy collectie Rachel & Jean-Pierre Lehmann

Mike Kelley

Shaped Painting/Playroom Decor, 1995
collectie Eileen & Michael Cohen

Courtesy Mike Kelley & Metro Pictures
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Karakter rijpt met de tijd. 
Sinds 1821 wordt RODENBACH 
gebrouwen volgens een methode 
die passie en tijd vergt.
Zijn uniek karakter en
onovertroffen smaak dankt
RODENBACH aan een 
rijpingsproces van 
twee jaar op eiken vaten.

Met het RODENBACH® FONDS
laten wij het talent
van morgen rijpen.
www.rodenbach.be

Bier met liefde gebrouwen, drink je met verstand.
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Nieuws
Congres The Art Collector – Between Philanthropy and
Self-glorification. Het Biografie Instituut verbonden aan de
Rijksuniversiteit Groningen organiseerde op 5 en 6 juni in het
Groninger Museum een Engelstalig congres met 16 interna-
tionale sprekers over The Art Collector. De eerste dag stond
The Individual Collector as a Typical Phenomenon centraal.
Organisator Eva Rovers sprak over Helene Kröller-Müller, aan
wie zij een biografie wijdt. Hildelies Balk hield een lezing over
H.P. Bremmer, die onder anderen Helene Kröller-Müller advi-
seerde bij haar aankopen, en Caroline Roodenburg-Schadd
over P.A. Regnault, wiens collectie moderne klassiekers een
van de peilers vormt van het Stedelijk Museum Amsterdam.

De lezingen van de buitenlandse, voornamelijk Engelse
en Duitse, kunsthistorici behandelden minder vertrouwde
cases. Zo sprak Barbara Lasic over Richard Wallace en de
omstandigheden waaronder The Wallace Collection tot
stand kwam. Jonathan Black introduceerde de onbekende,
maar fascinerende beeldhouwster Dora Gordine die in de
jaren 60 van de vorige eeuw ondervond dat er bij Engelse
musea geen belangstelling (meer) bestond voor haar voor-
oorlogse collectie moderne kunst. Birgit Schule wijdde zich
aan Karl Ernst Osthaus, die omstreeks de Eerste Wereld-
oorlog niet alleen een collectie moderne kunst bijeen-
bracht, maar zich als idealist ook bekommerde om de stads-
ontwikkeling van Hagen. Esmée Quodbach schetste de
loopbaan en het verzamelwerk van de Amerikaanse tycoon
Henry Clay Frick en Rosemary Matthews sprak over het
bewogen leven van Isabelle Stewart Gardner en haar ont-
wikkeling als verzamelaarster.

Wat de besproken collectioneurs gemeen hadden was
hun financiële armslag, die nodig is om een kunstverzame-
ling aan te leggen. Sommigen deden dit met bescheidener
middelen dan anderen of via een omweg. Regnault stelde
zich als businessman op, Bremmer gaf richting aan de aan-
kopen van zijn vermogende cursiste Helene Kröller-Müller
en Dora Gordine zette haar slim opgebouwde netwerk van
diplomaten, verzamelaars en museummensen in. Het ver-
haal van Osthaus, een voorbeeldige Bildungsbürger, kreeg
door zijn voortijdige dood en het feit dat vrouw en kinderen
niets voor zijn kunst voelden een wat tragische inkleuring.
De steenrijke Frick, die het kapitaal waarmee hij zijn oude
kunst verwierf zelf vergaarde, kwam vanwege zijn hard-
handig breken van een staking onder zijn personeel – waar-
bij zelfs doden vielen – bepaald antipathiek over. Quodbach
stelde bijna laconiek dat de Amerikaan minder de civil res-
ponsibility huldigde die Osthaus hoog in het vaandel voerde,
maar zich vooral wilde spiegelen aan ‘de’ artistieke con-
naisseur. Daarmee raakte zij aan het rolmodel van de verza-
melaar, een belangrijk punt dat verder onuitgewerkt bleef.

Een andere kwestie die helaas bleef liggen, is het verschil
in de motieven en de doelen tussen de heren en de dames
onder de verzamelaars. Een opvallend kenmerk van de ver-
zamelpassie bij Helene Kröller-Müller, Dora Gordine en
Isabelle Stewart Gardner, is de innige verwevenheid met
hun persoonlijke levensgeschiedenis. De mannen leken
meer te hechten aan hun maatschappelijke rol. De centrale
vraag van het congres naar het streven van de verzame-
laars/schenkers, Philanthropy en/of Self-glorification, leek
door dit verschil bijna geheel en al op de heren toegesne-
den. De vrouwelijke invalshoek werd vooral door Rosemary
Matthews onder de aandacht gebracht. Zij interpreteerde
de groeiende verzameldrift van Isabelle Stewart Gardner
vanuit de toenemende mate waarin de Amerikaanse leed
onder het verlies van haar zoontje, van vrienden, bevrien-
de schrijvers, kunstenaars, ouders en echtgenoot.

Helaas was het programma van de tweede dag, met het
thema Research into Collecting, wat minder goed samenge-

steld. De lezingen gingen eigenlijk alle kanten op, hoewel er
diverse interessante zaken aan de orde kwamen. Helen
Rees-Leahy behandelde de oprichting van The National
Gallery aan de hand van de geschiedenis van aankopen,
van presentatie en van de interesse die de elite voor hun
inspanningen bij de overheid wist te wekken. Dorothee
Wimmer besprak de wervende activiteiten van Gustav
Pauli, die begin 20ste eeuw burgers en bestuur van Bremen
enthousiasmeerde voor het meefinancieren van de kunst-
collectie van de Kunsthalle, en zij zette dit af tegen de ener-
gieke wijze waarop Von Bode fondsen wierf in Berlijn voor
de verzameling van ‘zijn’ Kaiser Friedrich Museum. Von
Bode richtte zich daarbij uitsluitend op de kring rond de kei-
zer, de adel en de nouveaux riches. Dit verschil in inzet is
nog steeds navoelbaar in de huidige Bremer Kunsthalle en
op de Berlijnse Museum Insel.

Vooruitlopend op de expositie van de schilder J.W.
Waterhouse in het Groninger Museum hield Peter Trippy
een inleidend praatje over de familie Henderson, die vrijwel
uitsluitend werk van deze kunstenaar verzamelde.
Ekkehard Mai toonde aan dat ook kunstenaars verzamelen
en schenken, door bijvoorbeeld hun huis met inrichting,
kunstwerken en al, als museum na te laten. Hij illustreerde
dit met de Villa (van Franz) Von Stuck in München en Emil
Noldes landelijke huis in Seebühl.

Wessel Krul wierp licht op de invloed van de historische
(politieke) context op de verzamel- en schenkingsactivitei-

ten van de Amsterdammers Adriaan van der Hoop en Carel
Joseph Fodor. Zij schonken in de tweede helft van de 19de
eeuw hun verzamelingen aan de stad Amsterdam om hun
engagement met de culturele natievorming van Nederland
te onderstrepen. Helleke van den Braber onderzocht de
publiekswaardering van de particuliere cultuursubsidiënt
in relatie tot de overheid. Die bleek in de vorige eeuw te zijn
verschoven van het stimuleren van het artistieke streven
naar het persoonlijke doel van de weldoener. Het histori-
sche en blijvende belang van de privéverzamelaar naast een
collectionerende overheid werd daarna meer algemeen en
enigszins plichtmatig naar voren gebracht door Frank
Hermann, en wel heel erg uit de losse pols door Renée
Steenbergen.

Adriana Turpin sloot het congres af met de conclusie dat
het onderzoek naar het fenomeen van de particuliere kunst-
verzamelaar met behulp van veel verschillende instrumen-
ten wordt verricht en dat dit idealiter in de toekomst zo blijft.
Daaraan mag worden toegevoegd dat een congres als dit het
onderzoek verder stimuleert, een effect dat versterkt kan
worden door een volgende inhoudelijk op een iets consisten-
tere wijze samen te stellen. Alied Ottevanger

p Het congres The Art Collector – Between Philanthropy and
Self-glorification vond op 5 en 6 juni plaats in het Groninger
Museum.

Xavier Hufkens

Sint-Jorisstraat 6-8, 1050 Brussel — tel. 02 639 67 30 — fax 02 639 67 38
e-mail info@xavierhufkens.com — www.xavierhufkens.com
open van dinsdag tot zaterdag van 12.00 tot 18.00 uur

De galerie is gesloten van 4 tot en met 18 augustus 2008.

Jack Pierson
19 juni – 26 juli

Ondertussen De Witte

Raaf 118

DE WITTE RAAF
nr. 134
juli – augustus 2008  

1 Nieuws
3 Wissels

3 Lezingen
3 Plastische kunsten

11 Architectuur en Vormgeving
13 Publicaties

15 Nieuwe publicaties
16 Tentoonstellingsagenda

Interieur van het hoofdkantoor van Müller &  Co., Lange Voorhout 1, Den Haag, ca. 1930, 
aan de wanden: werk van onder anderen Toorop en Seurat
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Georges Vantongerloo

19.04 – 31.08.2008

provinciaal museum voor moderne kunst oostende
romestraat 11, b-8400 oostende, t + 32 (0)59 508118 f + 32 (0)59 805626

www.pmmk.beG
eo
rg
es
Va
nt
on
ge
rlo
o,
Va
ria
nt
es
,1
93
9.
©
SA
BA
M
,B
el
gi
um
,2
00
8.

1886–1965 Pionier van de moderne beeldhouwkunst
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Prijs Jonge Belgische Schilderkunst. In 2009 organi-
seert de vzw Jonge Belgische Schilderkunst in en met het
Paleis voor Schone Kunsten een nieuwe editie van de Prijs
Jonge Belgische Schilderkunst. De wedstrijd staat open voor
kunstenaars uit alle beeldendekunstdisciplines die van
Belgische nationaliteit zijn of minimum een jaar in België
verblijven en die op 1 januari 2009 nog geen 35 jaar zijn.
Beoordeling van de inzendingen gebeurt door een interna-
tionale jury, samengesteld uit onder anderen Charlotte
Laubard (directrice CAPC, Bordeaux), Macha Roesink
(directrice Paviljoens, Almere) en Friedrich Meschede
(DAAD, Berlin). De shortlist van de geselecteerde kunste-
naars wordt eind september 2008 bekendgemaakt. Hun
werk is te zien in het Paleis voor Schone Kunsten van juni
tot en met september 2009. Bovendien worden 4 prijzen
uitgereikt: de Prijs Jonge Belgische Schilderkunst – Crowet
(25.000 euro), de Prijs Jonge Belgische Schilderkunst –
Langui (12.500 euro), de Prijs Paleis voor Schone Kunsten
(12.500 euro) en de Prijs ING (12.500 euro). Kunstenaars
kunnen zich kandidaat stellen door het inschrijvingsfor-
mulier samen met een presentatiedossier van hun werk
vóór 15 augustus 2008 in te dienen bij het Paleis voor
Schone Kunsten. Meer info op www.jongebelgischeschil
derkunst.be.

Peter Friedl trekt deelname The Vincent Award in.
Aan de vooravond van de opening van The Vincent Award,
op 20 juni, heeft Peter Friedl zijn deelname aan de prijs
ingetrokken. Hij nam zijn beslissing op basis van ethische
bezwaren tegen de prijs en de jurering. Eerder had hij al
laten weten niet beschikbaar te zijn voor de Publieksprijs,
die hij als een ”schijndemocratisch verschijnsel” beschouwt.
Tot en met 30 september is het werk van de vier resterende
genomineerden (Francis Alÿs, Liam Gillick, Deimantas
Narkevicius en Rebecca Warren) te zien in het Stedelijk
Museum. Op vrijdag 12 september maakt de jury de win-
naar bekend.

VBM Architecten wint architectuurprijs Leuven
2008. Het winnend ontwerp van de vierjaarlijkse architec-
tuurprijs van Leuven is de ontsluiting aan de Universiteits-
hallen van de KULeuven door VBM Architecten. Zowel de
vakjury als de ambtenarenjury bekroonde dit project. De
vakjury stelde dat de architecten de opgave van functionele
en technische aard hebben aangegrepen “om een heuse
promenade architecturale te creëren, zonder te vervallen in
nodeloos theatrale effecten”. De publieksprijs ging naar
drie projecten: de verbouwing Peeters van architect Steven
Peeters, de uitbreiding van de woning De Belder-Robijns
van BOB361 Architecten en het CAW-huis van de
Werkplaats voor Architectuur.

Festival De Wereld van Witte de With. Van 12 tot en
met 14 september 2008 vindt in Witte de Withstraat en het
Museumpark in Rotterdam het festival De Wereld van Witte
de With plaats, met een mix van film, theater, dans, litera-
tuur, muziek, debat, mode en een hoofdrol voor beeldende
kunst. Dit jaar loopt het festival onder het thema ‘groen’.
Levert de aandacht voor ‘groen’ werkelijk een betere en
duurzame wereld op of dreigen woorden als ‘biologisch’,
‘ecologisch’ en ‘duurzaam’ loze reclamekreten te worden?
Tijdens De Wereld van Witte de With presenteren gevestig-
de kunstcentra én jonge kunstenaars hun visie op ‘groen’.
Meer info op www.festivalwww.nl.

Argos. FRONT-end, lancering onlinemediatheekcata-
logus. Argos, Centrum voor Kunst & Media in Brussel, lan-
ceert op 17 september een gloednieuwe website. Via een
onlinedatabasesysteem worden de mediatheekbestanden

van het kunstcentrum ontsloten: een collectie van meer dan
2000 audiovisuele titels die teruggaan tot begin jaren 70,
3500 publicaties en talrijke catalogi en tijdschriften.
Gedurende vier dagen zet Argos met een aantal events de col-
lectieontsluiting in de verf. Op het programma staan onder
meer de lezing Religion as Medium van filosoof en mediatheo-
reticus Boris Groys en de première van de film À Alexandre
Sergueïevitch van Marie André. Het gedetailleerde program-
ma van de vierdaagse is te vinden op www.argosarts.org.

Wissels
Jos Van den Bergh verlaat Canvas voor MuHKA. Jos
Van den Bergh vervoegt deze zomer het team van het
Museum van Hedendaagse Kunst Antwerpen als coördina-
tor programmering. Sinds hij afstudeerde aan het RITS
werkte hij als freelancer voor de geschreven pers (o.a.
Knack, Artefactum, Flash Art, Artforum), maar hij was
vooral actief in het medium televisie. Hij begon zijn carriè-
re bij Lichtpunt en was nadien gedurende vele jaren eind-
redacteur en programmamaker van diverse programma’s.
Begin jaren 90 werd Van den Bergh gevraagd om voor de
VPRO te werken. Gedurende ruim 13 jaar maakte hij
kunst- en cultuurdocumentaires voor die omroep. Einde
2006 werd Van den Bergh door Canvas aangezocht om de
eindredactie te verzorgen van een verder te ontwikkelen
cultuurprogramma. Dit mondde uiteindelijk uit in LUXxl
met Luc Janssen.

Steven Op de Beeck vervangt Lies Declerck bij
Contour. Na de realisatie van twee biënnales voor video-
kunst, in 2005 en 2007, verlaat Lies Declerck Contour. Zij
stapt over naar Sint-Lukas in Brussel, waar ze aan de slag
gaat als vakgroepvoorzitter. Vanaf 1 oktober is Steven Op de
Beeck de nieuwe directeur van Contour. Vroeger werkte hij
onder meer bij het Mechelse stadsfestival Stad in
Vrouwenhanden (2005). In de voorbije tweeënhalf jaar
heeft hij FLACC in Genk op de kaart gezet als een ‘werk-
plaats’ voor beeldende kunstenaars.

Lezingen
Zomerwandelvoordrachten 2008. De Koninklijke
Musea voor Schone Kunsten van België organiseren in de
maanden juli en augustus op donderdagnamiddagen tel-
kens om 14u een reeks wandelvoordrachten met als titel
Onder de loep: een kunstenaar en zijn tijd. Op 3 juli: Ensor, door
Kathleen Adriaensen; op 10 juli: Bruegel, door Chantal
Fossion; op 17 juli: Rubens, Jordaens, Van Dyck, door
Caroline Van Meerbeek; op 24 juli: Van der Weyden, door
Lieve De Jonghe; op 31 juli: Magritte, door Valentijn Thijs;
op 21 augustus: Broodthaers door Valentijn Thijs. En op 28
augustus: Meunier door Marleen Piryns. Ontmoetings-
plaats: Ticketbalie van de Musea, Regentschapsstraat 3,
1000 Brussel (www.fine-arts-museum.be).

Cornerstones. In de lezingenreeks van Witte de With
bespreken vooraanstaande kunsthistorici de artistieke
praktijk van telkens één hedendaagse kunstenaar. Op do 4
september spreekt Catherine David over David Goldblatt. De
lezing vindt plaats van 19 tot 20u30 in het auditorium van
Witte de With, Witte de Withstraat 50, 3012 BR Rotterdam
(www.wdw.nl). Inkom € 10. Reserveren via reservations
@wdw.nl.

Plastische kunsten
Peter Friedl in Extra City. Jetzt sieht man die Berge nicht,
sie stehen irgendwo verborgen hinter der grauweissen
Nebelwand. Wie het werk van de Oostenrijkse kunstenaar
Peter Friedl onder de loep neemt, weze gewaarschuwd: de
zieltogende kwaliteit van video-opnames, de naïeve banali-
teit van kindertekeningen, de diaprojector die veel te dicht
bij de wand staat en het zicht op het geprojecteerde verhin-
dert… De kunstenaar lijkt zich niet geroepen te voelen om
het museale bedje van de kunstliefhebber te spreiden.

De tentoonstelling Blow Job, die een selectie toont uit
vroeger en recenter werk van Peter Friedl, doet door haar
informeel en provisoir karakter erg fragiel en onsamenhan-
gend aan. Drie witte wanden – twee ervan zijn eenvoudig-
weg gerecycleerd uit de vorige tentoonstelling – fungeren
als vergaarplekken waar de werken op meedogenloos
cumulatieve wijze naast elkaar gerangschikt worden: teke-
ningen uit Friedls kindertijd, dia’s die vroegere projecten
documenteren en recenter werk zoals zijn video-installatie

POËZIEZOMER WATOU 2008
30 JUNI - 7 SEPTEMBER

elke dag van 14u tot 19u, op zon- en feestdagen van 11u tot 19u
www.poeziezomerswatou.be

Peter Friedl 

Untitled, 1992, courtesy the artist

Peter Friedl 

King Kong, 2001, video, courtesy Vanhaerents Art Collection, Brussel
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Carried Away
Procession in Art

Cross Over
Lara Schnitger

Yasue Maetake

Sonsbeeld
10 x Sonsbeek

Kunstroute
Wandeling

langs het 

Sonsbeekverleden

13.06 / 21.09.2008
Het Sonsbeek Museumticket (5,-, standaard entreeprijs 9,75)

geeft toegang tot het Museum voor Moderne kunst Arnhem en

het Historisch Museum Arnhem

www.mmkarnhem.nl / www.hmarnhem.nl

Partner van

King Kong (2001) en zijn fotocollectie Theory Of Justice
(2006-08). Die esthetiek van het schabouwelijke, of ‘the-
little-bit-worse-esthetics’, zoals curator Anselm Franke het
verwoordt, zit ook in het internetproject Blow Job (2001),
dat de aanzet vormde voor deze tentoonstelling. Het is een
anonieme blog die bulkt van de scenario’s, regieaanwijzin-
gen en ‘dialogen voor zeven personages’ en die dienstdoet
als ordenend principe voor de tentoonstelling. Resultaat is
een radicale en ongestuurde opeenhoping van werken,
waar de toeschouwer zich met de nodige inspanning door
moet ploegen.

Vaak herneemt Friedl bestaande werken op een manier
die ze hiëroglyfisch maakt. De installatie forty acres and a
mule (2001) bevatte aanvankelijk een levende muilezel,
maar behelst in de huidige tentoonstelling niet meer dan
een mat in zwart dansvinyl. Van de oorspronkelijke aanwe-
zigheid van de muilezel getuigen enkel nog wat stoffige
hoefsporen. Dat het werk in feite verwijst naar een nooit
nagekomen belofte uit 1863 van het Amerikaans Congres
om alle bevrijde Afro-Amerikaanse slaven met een ezel en
een lap grond in de mogelijkheid te stellen een eigen boer-
derij op te starten, valt enkel na te lezen in de folder die de
tentoonstelling begeleidt.

Het voorbeeld is illustratief voor de politieke strategie die
achter Friedls enigmatische beeldtaal schuilgaat. Friedl
refereert aan een politiek feit dat zich in de periferie van de
canonieke geschiedenis bevindt, en vertaalt dit naar een
rigoureuze tweedeling van het beeld als politiek, historisch
document en het beeld als esthetisch object. Een ander, zeer
expliciet voorbeeld hiervan is zijn project Theory Of Justice,
een chronologische reeks zwart-witfoto’s die deel uitmaakt
van een grotere verzameling waaraan Friedl sinds 1992
werkt. Een kind met een verjaardagskroon gemaakt van
eurobiljetten, een vrouw met een bordje dat de vrijlating

van een gevangengenomen (ontvoerde?) Duitse vrouw
bepleit of een handgeschreven boodschap Louis Riel, pray for
him: de beelden verraden ontegensprekelijk een politieke
betekenis, maar de toeschouwer belandt uiteindelijk telkens
in een gat tussen de esthetiek van het gedecontextualiseer-
de beeld en het verhaal ‘erachter’. Friedl slaat het klassieke
huwelijk tussen beeld en narratief genadeloos stuk. Dat
belet niet dat zijn beelden ook overeind blijven zonder bijko-
mende informatie over de context waarnaar ze verwijzen.

Eenzelfde soort tweedeling tussen vorm en discours
spreekt ook uit de plaatsing van de geïmproviseerde book-
shop vlakbij de inkom, die de voornaamste catalogi en
monografieën ter beschikking stelt. Ze maakt volwaardig
deel uit van de constellatie – een term waaraan Friedl veel
waarde hecht – van de werken in de tentoonstellingsruim-
te, maar tegelijk wordt deze verzamelplaats van discursief
materiaal (boeken, teksten) als iets ‘aparts’ getoond, iets dat
niet samenvalt met de esthetische vorm. Het tekstuele
bekleedt overigens een bijzondere positie in Friedls kunst-
productie en wordt ingezet als bypass om zijn werk – vaak
esthetiserende operaties op beeldmateriaal – verder te docu-
menteren.

Met de transformaties die hij uitvoert op eigen werk lijkt
het alsof hij de tijd wil vangen die over zijn werk heen gaat.
Meest typerend zijn de inkleurtekeningen waarmee hij
Oostenrijk op de Biënnale van Venetië in 1999 vertegen-
woordigde en die hij naar aanleiding van Blow Job tot één
synthetisch beeld heeft herwerkt. Ook Kasperltheater (1964-
2008), een overzichtswand met chronologisch gerangschik-
te tekeningen uit zijn kindertijd tot nu, is een steeds verder
evoluerend werk. Deze anachronistische strategie laat Peter
Friedl niet alleen toe vragen rond auteurschap en authenti-
citeit op te werpen, maar evenzeer om retroactief op zoek te
gaan naar de manier waarop volwassenheid reeds in de
kindsheid is aangekondigd. Net als de foto’s van Theory Of
Justice zijn eigenlijk alle kunstwerken van Friedl tegelijk
esthetische objecten die uit hun oorspronkelijke context
geplukt en volop bewerkt worden en historische documen-
ten die een oeuvre constitueren dat bijna een apocriefe
geschiedschrijving ambieert. Birgit Cleppe

p Blow Job tot 27 juli in Extra City, Tulpstraat 79, 2060
Antwerpen (03/677.16.55; www.extracity.org).

Leo Copers – Middelheim Openluchtmuseum
Antwerpen. Leo Copers (1947) tovert deze zomer het
Middelheimmuseum om in een pretpark. Het parcours
begint, aan de ingang links van het kasteel, met zijn aller-
eerste werk, Waterlamp uit 1969. “Het werk,” aldus de ten-
toonstellingsgids, “verwijst naar een kapotte peerlamp die
Leo Copers in 1969 in de Leie zag drijven tussen ander
afval. Op dat moment ging er bij hem een licht op! Dit voor-
val werd de start van zijn oeuvre.” De installatie bestaat
inderdaad slechts uit een gloeilamp die net boven het
wateroppervlak uitsteekt. Onder een foto van deze
Waterlamp schreef Copers ooit: “Elke dag een nieuw idee”,
en die uitroep zou het motto kunnen zijn van het geniet-
bare gedeelte van deze tentoonstelling.

De openluchtwerken hebben weinig met elkaar gemeen,
behalve dat ze ontsproten zijn aan de ondeugende en onge-
organiseerde geest van een kunstenaar met een onder-
maats talent voor carrièreplanning. Ze leunen vaak op de
vereniging van twee onverzoenbare tegendelen (water en
vuur, natuur en techniek, het pastorale en het gewelddadi-
ge), die nu en dan uitmondt in al te geforceerde installaties.
Goede voorbeelden zijn Waterlamp en Brandende houtblokken
onder water (1972). Wat we zien lijkt onmogelijk, maar dan

alleen als we kijken met een kinderlijke of premoderne ver-
wondering. Wie twijfelt er in onze tijd immers nog aan dat
het mogelijk is een brandende lamp te laten drijven? Voor
Copers lijkt echter de eenvoudige, onbemiddelde kracht van
de kunst te primeren. Soms hanteert hij simpelweg specta-
culaire gestes. Vuurkruis uit 1971, pal op de Middelheim-
laan, is opnieuw wat de titel laat vermoeden: een groot
brandend kruis, zoals de Ku Klux Klan dat hanteerde. Wat
kan dit werk teweegbrengen? Angst omdat er werkelijk
gevaar op brandwonden dreigt? Subliem ontzag als voor
een natuurfenomeen? Een historische of ideologische kri-
tiek? Of gaat het om ironie? Is het een ‘spektakel’ dat toont
hoe alle kunst spektakel geworden is? Die laatste interpreta-
tie doet het werk van Copers geen eer aan. De ironie werkt
verpulverend, omdat het om ironie zonder diepte gaat, die,
eens ontmaskerd, niets meer van waarde overlaat. Het is
misschien nog het beste om dit vuurwerk te beschouwen
als wonderlijk amusement dat de context van het
Middelheimpark in een surreële omgeving verandert waar
de bezoeker lichtjes druggy en weinig reflecterend in kan
rondlopen.

Middelheim Hoog, ten noorden van het kasteel, verza-
melt op die manier werken uit de vroege jaren 70. Sommige
zijn door Copers voor de gelegenheid opnieuw gemaakt. In
het Braempaviljoen zijn een reeks schetsen en voorstudies
te zien, een paar ‘ijslampen’, en de film Begrafenis van René
Magritte (1971), een loop van een tiental seconden waarin
enkele meubelstukken aan de vlammen worden prijsgege-
ven. Het werk verwijst naar L’échelle de feu, twee schilderij-
en van Magritte uit 1939, waarop voorwerpen als een sleu-
tel of een stoel in brand staan zonder werkelijk in vlammen
op te gaan. De film wijst op een andere interpretatie van de
‘vuurwerken’ van Copers: de materie ‘brandt’, maar blijft
bestaan, zodat het vernietigende karakter van vuur voor
eeuwig wordt uitgesteld. Daarmee vergeleken staat, in de
Franchise Unit van Atelier Van Lieshout, Met fijne kruiden uit
2006 verloren: het is een installatie met compost, goudsta-
ven, een ‘groeilamp’ en hennepplanten. Het werk kan
hoogstens aanduiden hoe Copers zich later van de eenvoud
van het concept en het idee heeft verwijderd, in de richting
van een zware meerlagigheid.

Het mooiste gedeelte van de tentoonstelling ligt in het
bosrijke Middelheim Laag. Het beperkte aantal werken ver-
leent het parcours het aanschijn van een wandeling, eerder
dan van een museumbezoek. Minutenlang gebeurt er niets,
tot er tussen het gebladerte een langwerpige, schemerige
lichtstreep opduikt: Verbinding tussen twee oevers met buis-
lampen (1971). In combinatie met de sereniteit en de schijn-
bare cultuurloosheid van het park, krijgt het benaderen
van dat werk iets wonderlijks. Toch zwelt het aantal ideeën
ook hier mateloos aan. Achter het hoekje wordt de bezoe-
ker, middels het Marinettimonument uit 1974, langs twee
kanten aan flarden geschoten – althans akoestisch. Even
verderop hangt een grommende kettingzaag hoog tussen
de takken van een boom. Twee keer lijkt het te gaan om een
ingreep uit een televisieshow met een verborgen camera,
maar de camera blijft achterwege.

Onvergetelijk, kritisch of consequent zijn de installaties
van Copers niet. Scherpe slijpstenen voor het denken bie-
den ze evenmin aan. Toch doet de tentoonstelling in het
Openluchtmuseum recht aan zijn vroege werk. De expositie
toont dat het om een gevarieerd en ongericht oeuvre gaat,
dat evenmin zomaar gerecupereerd of misbruikt kan wor-
den. Christophe Van Gerrewey

p Leo Copers tot 17 augustus in het Middelheimmuseum,
Middelheimlaan 61, 2020 Antwerpen (03/827.15.34;
museum.antwerpen.be/Middelheimopenluchtmuseum).

Peter Friedl 

Untitled (1973), 2008, courtesy the artist
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Georges Vantongerloo. In het Provinciaal Museum voor
Moderne Kunst Oostende loopt een opmerkelijke retrospec-
tieve van de Belgisch-Franse kunstenaar Georges
Vantongerloo. Het is van 1981 geleden dat er in ons land een
monografische museumtentoonstelling aan Vantongerloo
werd gewijd. Het geheel was eerder dit jaar te zien in het
Musée Matisse in Le Cateau-Cambrésis (Frankrijk) en is voor
de opstelling in het PMMK door hoofdconservator Philip
Vandenbossche aangevuld met meerdere bruiklenen uit
Belgische publieke en privécollecties. De middenbeuk van de
inkomhal van het museum is geheel vrijgemaakt voor een
archivalische introductie. Men treft er een ensemble aan
van foto’s, affiches en vitrinekasten met voornamelijk publi-
caties over het werk van de kunstenaar. De foto’s gemaakt
door de Duitse fotograaf Ernst Scheidegger bieden een aan-
grijpend beeld van de oudere Vantongerloo in zijn atelier
met keukentoog. Binia Bill portretteerde de hechte vriend-
schap tussen Vantongerloo en haar man, Max Bill. Ietwat
verborgen, om de hoek, bevindt zich nog een film met de
kunstenaar in zijn studio, zonder geluid weliswaar.

Het geheel op de benedenverdieping mist wat concrete
duiding. De opschriften bij het documentatiemateriaal in de
vitrines blijken bovendien niet altijd helemaal volledig.
Deze introductie heeft veeleer de allure van een sfeerbeeld,
een romantiserende schets, die als teaser fungeert alvorens
je je naar de eerste verdieping begeeft, waar de eigenlijke
tentoonstelling een aanvang neemt.

Via een visueel bijzonder sterk uitgewerkte beeldsequens
krijgt de toeschouwer daar inzicht in de ontwikkeling die
het allervroegste schilderkunstige en beeldhouwkundige
werk van Vantongerloo doormaakte. Een reeks postimpres-
sionistische portretten, in de trant van Rik Wouters en Jules
Schmalzigaug – die allebei, net zoals Vantongerloo, tijdens
de Eerste Wereldoorlog naar Nederland vluchtten – demon-
streert een knappe evolutie van figuratie naar abstractie, in
een rijk coloriet. Een houtskooltekening getiteld Pêcheur
assis (1916) laat zelfs invloeden van Gust De Smet uitschij-
nen, die tijdens de oorlog eveneens in Nederland verbleef.
Eenzelfde ontwikkeling vertoont zich in tekeningen van het
vrouwelijk naakt, die kubistisch aandoen en herinneren
aan de vroege tekeningen van Marthe Donas. In de sterkste
sectie in deze eerste zaal wordt op knappe wijze inzichtelijk
hoe Vantongerloo de interactie aangaat met een kubisti-
sche sculptuur van Alexander Archipenko (Le Gondolier,
1914) – die ook in de tentoonstelling is opgenomen. In een
vitrinekast naast Archipenko’s werk ligt Vantongerloos bij-
drage aan het tijdschrift De Stijl (1918, nr. 11) waarin hij
uitvoerig de structuur van Le Gondolier beschrijft en op
schematische wijze het centrale punt van dit object bloot-
legt. “Het geheel is bepaald door het centrum,” schrijft
Vantongerloo over Archipenko’s beeld. Een ingekaderde,
schematische tekening van Archipenko’s sculptuur door
Vantongerloo maakt deze sectie compleet.

De tweede zaal beklemtoont het pionierschap van
Vantongerloo in de vroegtwintigste-eeuwse beeldhouw-
kunst en verheldert verder de transformatie die
Vantongerloos werk doormaakte, van een sociaal-realisti-
sche beeldtaal naar het hanteren van meer abstracte voor-
stellingsmodellen. In de mooi uitgegeven, maar enkel in het
Frans verkrijgbare monografie bij de tentoonstelling
betreurt Serge Lemoine dat Vantongerloo niet vermeld is in
wat nog steeds geldt als het standaardwerk over 20ste-
eeuwse beeldhouwkunst, Rosalind Krauss’ Passages in
Modern Sculpture (1977). Het is boeiend om vast te stellen
dat Vantongerloos sculpturen zich manifest inschrijven in
die lijn van moderne beeldhouwkunst die zonder meer de
stap naar abstractie zet, maar die tegelijk vasthoudt aan de
gedachte dat het beeld zich ontwikkelt vanuit een genera-

Leo Copers 

Onderdeel van ‘Interieur, stadsgezicht, landschap en zeestuk, verbinding water en aarde met vuur’, 1971. Uit reeks van zes dia’s. © mARTine
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tieve kern en een zekere symmetrie moet vertonen (zoals in
Construction dans la sphère, 1917). Met deze constructivis-
tische visie bereiken Vantongerloos creaties een hoge mate
van abstractie, maar ze blijven – net zoals het werk van
geestesgenoten Naum Gabo, Antoine Pevsner of Max Bill –
vechten tegen de wetten van de zwaartekracht.

Een gelijkaardige visie typeert Vantongerloos ronduit
spectaculaire architecturale ontwerpen (zaal 3), die aan-
sluiting vinden bij Theo Van Doesburgs opvatting dat archi-
tectuur een ‘mentale constructie’ dient te zijn. Vanuit een
complete, utopische vrijheid ontwikkelt Vantongerloo vi-
sionaire ontwerpen voor onder andere een stad met raam-
loze, bunkerachtige wolkenkrabbers (Ville Gratte-ciel,
1930) of een luchthaven voor een particulier (Aéroport:
type A, série B, pour particulier, 1928), een woontoren waar-
bij de vliegtuiggarage zich net boven het privéappartement
van de bewoner bevindt.

Vantongerloos schilderkunstige werk uit diezelfde perio-
de (zaal 4) is gekenmerkt door allerlei schema’s die studies
van façades van modernistische gebouwen zouden kunnen
zijn. Het zijn composities die qua opbouw in horizontale en
verticale lijnen nog aan Piet Mondriaan herinneren, maar
met een reeds idiosyncratisch kleurenpalet (overigens tot
groot ongenoegen van Mondriaan, zoals bekend is). Ook
hier blijft de dynamiek van de werken binnen het ‘kader’,
het zijn gesloten systemen (Studie nr. 56, carré inscrit dans un
cercle et circonscrit à un cercle, 1929).

De tentoonstelling loopt bijzonder knap verder (zalen 5
en 6). Via een intermezzo dat de totaalkunstenaar
Vantongerloo als ontwerper van meubels, serviezen, tapij-
ten… in een helder daglicht stelt, bereik je de meest overwel-
digende zone met enkele schilderkunstige topwerken uit de
jaren 30 en 40. Het zijn vlakken met parabolen en curven

die aantonen dat Vantongerloos artistieke systeem in die
jaren opener en daardoor lichtvoetiger wordt en iets betove-
rends krijgt (L’angle d’incidence = l’angle de réflexion, 1942).
Variantes (1939) is preminimalistisch, en anticipeert later
werk van Robert Ryman of Marthe Wéry. Ook sommige
sculpturen uit deze periode zijn opener en werken met spi-
ralen, punten of zich ontwikkelende lijnen (Etendue 1945
(ligne dans l’espace) un point en mouvement engendre un volu-
me). Hier begrijpt men waarom een kunstenaar als Philippe
Van Snick zich aangesproken voelde tot dit oeuvre. Latere
werken, zoals de vele hangende constructies, die knap gefo-
tografeerd werden door Ernst Scheidegger, grijpen echter
terug naar die oorspronkelijke constructivistische gedachte
dat een sculptuur haar triomf over de zwaartekracht dient
aan te tonen. De kleine, laatste voorwerpen, in toen nieuwe
materialen als plexiglas of beschilderd synthetisch hars,
hebben een zeker popartgehalte, maar bekoren niet meer
op dezelfde wijze.

Het PMMK voldoet met Georges Vantongerloo aan de ver-
wachting om retrospectieve overzichten van belangrijke
20ste-eeuwse Belgische kunstenaars te brengen. De aan-
sluitende collectiepresentatie, aangevuld met een aantal
bruiklenen, toont een selectie van generatiegenoten als
Schmalzigaug, Paul Joostens, Victor Servranckx of Jozef
Peeters. In een klein zaaltje meteen om de hoek stoot je
plots op een diaprojectiewerk van Koenraad Dedobbeleer in
samenwerking met Colombe Marcasiano en Sofie
Haesaerts, getiteld Pondering nothing much about even less
(2006). Het is een relevante keuze, maar ook een grote
sprong in de tijd, die vraagt om aanvullende informatie
over de tussengeneratie. De collectiepresentatie op andere
verdiepingen komt daar weliswaar enigszins aan tegemoet,
maar met belangrijke hiaten en inconsistenties. Er was een

nog veel verder doorgedreven dialoog met de verzameling
van het museum mogelijk. Het is uitkijken naar zulke inten-
se confrontaties, met toekomstige monografische tentoon-
stellingen van eenzelfde allure. Hilde Van Gelder

p Georges Vantongerloo. Pionier van de moderne beeldhouw-
kunst (in samenwerking met Musée Matisse, Le Cateau-
Cambrésis) tot 31 augustus in het PMMK, Romestraat 11,
8400 Oostende (059/50.81.18; www.pmmk.be).

Roy Villevoye. De Engelse kunstenaar Rebecca Warren
plakte ooit alle bladzijden aan elkaar van een Taschen-
monografie over Martin Kippenberger, boorde er een gat in
en sloeg er vervolgens een flinke houten balk doorheen. Zij
hoopte met deze haast bezwerende geste het obsessief door
haar bewonderde oeuvre van Kippenberger voor altijd ‘te
sluiten’, om vanonder zijn invloed uit te komen. Warrens
werk heeft weinig te maken met dat van Roy Villevoye,
maar ook hij nam ooit een radicaal besluit uit onvrede over
de kant die zijn kunstenaarschap uitging, al verliep de daar-
opvolgende ‘daad’ in werkelijkheid geleidelijker. 

Begin jaren 90 genoot Villevoye (Maastricht, 1960) veel
erkenning en succes als schilder. Zijn abstracte schilderijen
verkochten naar eigen zeggen “als warme broodjes”. Hij
beoefende een fundamentele schilderkunst waarin hij
gebruik maakte van elementen die reeds een concrete bete-
kenis hebben, zoals primaire kleuren, camouflagekleuren
van het Amerikaanse leger, stopverf en huidkleurige make-
up. Maar Villevoye was er ontevreden mee: “[…] er bleef
steeds iets essentieels buiten beeld, het leven zelf, zoals mijn
omgang met andere mensen en mijn verlangen daarnaar.”
(Roy Villevoye in NRC Handelsblad, 19 maart 1999)

Georges Vantongerloo 

Des écliptiques, un soleil de notre galaxie avec deux de ses planètes 
(une variante d’une même loi / et quelle est cette loi ? / transformation perpétuelle chimico-physique), 1963

Groeningemuseum, Brugge © SABAM, België, 2008 © Reproductiefonds
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Georges Vantongerloo in zijn atelier. Foto: Ernst Scheidegger. © SABAM, België, 2008
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In 1990 – hetzelfde jaar waarin Museum Boijmans Van
Beuningen met Spatie, Schilderijen 1988-1990 een soloten-
toonstelling aan zijn nog jonge schilderoeuvre wijdde –
besloot Villevoye “de veiligheid van de eigen cultuur te ver-
laten, en ook de veiligheid van het schilderen”. (idem) Hij
ging reizen. Eerst naar India en later – gefascineerd door de
zogenaamde bisjpalen en andere Asmatvoorwerpen, én
vooral nieuwsgierig naar de makers ervan – veelvuldig
naar het Indonesische deel van Nieuw Guinea, het vroege-
re Irian Jaya, dat nu Papoea heet. De impact van het verblijf
in met name deze voormalige Nederlandse kolonie, Papoea,
en de omgang met de Asmatbevolking is sindsdien het
onderwerp geworden van Villevoyes kunstenaarschap.

Voor het huidige oeuvreoverzicht van Villevoye in het
Boijmans is hiervan een selectie van circa veertig werken
bijeengebracht, waaronder fotowerken, films, installaties,
billboards, diapresentaties en schilderijen. In de eerste van
de drie Bodonzalen resoneert in het vroege werk dat
Villevoye naar aanleiding van de reizen maakte, nog sterk
het schilderkunstige onderzoek uit de late jaren 80. Het
schilderij Ingredients 1990-1993 I (1993) is bijvoorbeeld
een soort ‘huidskleuren-en-culturenstaalkaart’. Op het
rechthoekige doek heeft Villevoye een ordening gemaakt
van drie verticale banen. Links, geclassificeerd binnen een
schaakbordstructuur, zijn verschillende ongemengde kleu-
ren aangebracht. Huidskleurige make-up van licht naar
donker; de twaalf zogenaamde MERCD-kleuren, die het
Amerikaanse leger voor missies ontwikkelde; de drie kleu-

ren die de Asmat gebruiken tijdens belangrijke rituelen;
rituele Hindoekleuren en magenta, cyaan en geel – de drie
kleuren die gebruikt worden voor mechanische reproduc-
tie. In het middendeel van het schilderij, in acht horizonta-
le banen, is iedere individuele kleurensectie gemengd tot
een ondefinieerbaar kleurvlak. Geheel rechts zijn alle kleu-
ren volledig met elkaar vermengd. Het resultaat, de bruin-
groene drab aan de rechterkant, geeft iedere denkbare
antropologische of etnografische taxonomie lik op stuk. 

Ook met zijn foto- en videowerken schurkt Villevoye
voortdurend aan tegen etnografische en antropologische
methodieken en classificatiesystemen. Hiermee wil hij het
stereotiepe denken dat de volkenkunde in de loop der tijd
heeft voortgebracht op tafel leggen en met dezelfde midde-
len en een kritische knipoog ondervragen. Tegelijkertijd is
Villevoye echter ook oprecht geïnteresseerd in diezelfde vol-
kenkunde. De opname van historische fotobeelden van
‘voorgangers’ – waaronder een portret van Mr. A. A.
Lorentz tijdens de tweede Nieuw Guinea-expeditie (1909-
1910) en een opname uit 1950 van christelijke missiona-
rissen in het gebied – in de recent verschenen monografie
getuigen hiervan. Villevoyes ergernis wordt vooral opge-
wekt door het verlangen van veel antropologen om het ide-
aal van ‘het stenen tijdperk’ te documenteren en te behou-
den, terwijl een ‘oorspronkelijke’ beschaving al lang een
hybride mengsel van verschillende culturen is. Het is deze
kunstmatige instandhouding van een ‘oerideaal’, de nostal-
gische schijnvertoning, die Villevoye hekelt en in zijn wer-
ken wil blootleggen. In plaats daarvan wil hij de wereld
tegemoettreden met een niet-vooringenomen standpunt.

In Beginnings (2006) laat Villevoye geen antropologisch
heilig huisje gespaard. In tegenstelling tot het merendeel
van zijn werken, waarin Villevoye slechts met een foto- of
videocamera registreert wat er gebeurt, is deze video gro-
tendeels geënsceneerd. In het begin struinen twee naakte
Papoea’s, een man en een zwangere vrouw, idyllisch door
de natuur van Nieuw Guinea. Deze ‘paradijselijke’ video-
beelden worden onderbroken door een scène waarin een
naakte Papoeavrouw passages voorleest uit Genesis.
Hierna verschijnen de Nederlandse equivalenten van deze
‘Asmat-Adam-en-Eva’ in beeld, wandelend in de
Kennemerduinen. Dan volgt opnieuw een abrupte onder-
breking en worden we deelgenoot van een spontane tirade
van Rufus Satí – een goede Papoeavriend van Villevoye –
over het betuttelende, door de Indonesiërs opgelegde ver-
bod op naaktheid, dat een belediging is voor zijn voorouders
en in contrast staat met zijn Asmatidentiteit. Hij zet zijn
woorden kracht bij door zijn broek open te ritsen en dreigt
zijn geslacht te tonen. Daarna barst de eerdere, paradijselij-
ke zeepbel pas echt uiteen. In de laatste shots kleden de
naakte Asmatters zich weer snel aan – enigszins opgelaten,
een beha in de haast wegmoffelend. Dan onderhandelt
Villevoye met het stel over hun honorarium. Ook in de jun-
gle van Nieuw Guinea gaat voor niets de zon op. In de ver-
meende onaangetaste en authentieke cultuur van de
Asmatbevolking – die in werkelijkheid rauw en hybride is –
zijn de wetten van de global economy net zo goed doorge-
drongen als elders. Deze worden moeiteloos gecombineerd
met de traditionele vooroudercultus en het geïmporteerde
Christendom. Papoea is een alternatief heden, een actuele
cultuur die afwijkt van de norm. Mariska Beljon

p Detours van Roy Villevoye tot 10 augustus in Museum
Boijmans van Beuningen, Museumpark 18-20, 3015 CX
Rotterdam (010/441.94.00; www.boijmans.nl).

Deutschland Deutschland. Qua opzet zou je Deutschland
Deutschland (de titel refereert aan Das Lied der Deutschen) het
kleine zusje kunnen noemen van de megamanifestatie
Vertrautes Terrain in ZKM Karlsruhe, die eveneens deze
zomer van start is gegaan. De tentoonstelling, niet toevallig
in de grensstad Venlo, is samengesteld door de Duitse cura-
tor Konstantin Adamopoulus en zijn Nederlandse collega
Frederieke Bennema, beiden verbonden aan het
Euregioproject < gap >. Aan vier kunstenaars, afkomstig
uit Duitsland (Silke Schatz en Carsten Fock), België (Gert
Robijns) en Nederland (de van origine Duitse, maar in
Amsterdam wonende Yvonne Dröge Wendel), werd de
vraag voorgelegd wat hun visie is op Duitsland. Als ‘histori-
sche coördinaten’ zijn daarnaast een tweetal muziekstuk-
ken toegevoegd van, wederom, een Duitse en een ‘buiten-
landse’ componist (Heiner Goebbels en Willem Breuker).

De gedachte achter een dergelijk grensoverschrijdend
tentoonstellingsconcept lijkt te zijn dat een andere nationa-
le achtergrond of oriëntatie ook zou leiden tot een andere
visie op het thema: het Duitse vraagstuk. Wat dat betreft
stelt Deutschland Deutschland niet teleur. De verschillen in
toon en aanpak tussen de Duitse en de ‘buitenlandse’ wer-
ken zijn zelfs zo aanzienlijk dat de tentoonstelling welhaast
in twee delen lijkt uiteen te vallen.

Zo is het opmerkelijk dat in de werken van Robijns en
Dröge Wendel elke directe toespeling op Duitsland ont-
breekt. In plaats daarvan wordt het thema aangegrepen
voor het plaatsen van enkele meer algemene kanttekenin-
gen bij ‘identiteit’ – een beladen begrip in deze tijden van
verscherpte paspoortcontroles en andere antiterrorisme-
maatregelen. Hiermee is meteen de teneur aangegeven van
het werk van Robijns, die een beetje verdwaald lijkt op deze
thematentoonstelling. Zijn ‘fotocabine’ was eerder te zien in
het MuHKA (Antwerpen) en Z33 (Hasselt). Maar binnen
deze thematische context krijgt het werk een verrassend
nieuwe lading. Terwijl we kijken naar een sterk geabstra-
heerde pasfotoautomaat, ontlaadt zich in de zaal een flits-
licht. Big Brother is watching you – zelfs in deze schijnbaar
apolitieke omgeving. Al zou je, zoals Bennema tijdens de
opening verduidelijkte, de betekenis van het werk binnen
het tentoonstellingsconcept ook anders kunnen interprete-
ren: identiteit kan even verblindend werken als een flitslicht. 

Dit lijkt ook de strekking van de installatie van Dröge
Wendel, een presentatie van haar doorlopend project
Universal Pattern. Het werk draait rond het rood-wit geblok-
te patroon dat bekendstaat als Brabants Bont en geldt als
typisch Nederlands, maar in werkelijkheid wijd verspreid
blijkt, tot in Afrika en India. Overal waar het opduikt, wordt
het bovendien gezien als authentiek voor de landstreek. Het
in kaart brengen van het verspreidingsgebied ontmaskert
authenticiteit als een verdichtsel, identiteit als een mythi-
sche constructie. Op de vloer ligt een wereldkaart in patch-
work. De locaties waar het patroon is aangetroffen zijn
gemarkeerd. Er liggen enkele attributen waarop het
patroon voorkomt, kitscherige prullaria uit de toeristen-
industrie, wat de uitstalling enigszins een campgehalte
geeft. En een niet gering campgehalte heeft zeker ook de
compositie van Breuker, door Louis Andriessen ooit gety-
peerd als “de grootste Nederlandse vertegenwoordiger van
camp”: een concert met drie draaiorgels, in 1967 op de
Dam in Amsterdam uitgevoerd door orgels van de Firma
Perlée met namen als Pipo, ‘t Snotneusje en Puntkapje. Voor
het draaiorgel gaat hetzelfde op als voor het patroon van
Dröge Wendel: het geldt als typisch Nederlands (een orgel
van Perlée staat op de lijst van nationaal erfgoed), maar is
evengoed ook typisch Italiaans.

Hoe anders daarentegen is de benadering door de Duitse
kunstenaars. Van Goebbels is een fragment opgenomen uit

SAÂDANE
AFIF
Tentoonstelling
13 jun – 24 aug

ANNETTE
KELM
Tentoonstelling
13 jun – 24 aug

NIEUW SEIZOEN:

CORNERSTONES
Lezing
Donderdag 4 september, 19:00 uur,
Catherine David over David Goldblatt

Kosten: €10 (€7)
Taal: Engels
reservations@wdw.nl

WILLIAM HUNT
Tentoonstelling
13 sept – 26 okt

SUNG HWAN KIM
Tentoonstelling
13 sept – 26 okt

OPENING
Vrijdag 12 september, 
18:00 uur

Witte de With
Center for Contemporary Art
Witte de Withstraat 50
3012 BR Rotterdam
The Netherlands 
T+31(0)104110144
info@wdw.nl www.wdw.nl
Open di – zon, 11 – 18 uur

Cuesta

Roy Villevoye 

Beginnings, filmstills, 2006
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Eislermaterial: Anmut sparet nicht noch Mühe, Brechts kri-
tische herdichting van de uit 1841 daterende National-
hymne. Identiteit wordt hier niet ontmaskerd als nep, maar
door de dialecticus Brecht, die het gedicht oorspronkelijk
schreef als Volkslied voor de DDR, in kritische zin herijkt.
Het is precies ook dit wat lijkt te gebeuren in het intrigeren-
de tweeluik van de Berlijnse schilder Fock, een werk waar-
uit een groot bewustzijn spreekt van historische continuï-
teit. Met het ene schilderij situeert Fock zichzelf fier in de
beladen traditie van de Duitse landschapschilderkunst: een
berglandschap, een ‘schuldig landschap’ als we de kunste-
naar mogen geloven, maar zonder ironie geschilderd,
vederlicht als een haiku. In het andere schilderij huizen de
demonen. Het is als een palimpsest opgebouwd uit vele
lagen. De enige herkenbare motieven zijn een doodskop en
het logo van voetbalclub Panathinaikos – ogenschijnlijk
onschuldig, tot je de herkomst van het logo kent: het is ont-
worpen door Michalis Papazoglou, die wegens verzetsdaden
tegen de nazi’s werd opgesloten in een psychiatrische
gevangenis.

Om de demonen van gisteren gaat het ook in het werk
van Schatz, die internationaal doorbrak met een tentoon-
stellingsproject over haar geboortestad Celle – een artistiek
onderzoek naar de eigen roots dat voerde langs de meest
duistere krochten van de Duitse geschiedenis. In een kooi-
vormig bouwsel, dat is vervaardigd uit gaashekwerk, hangt
een bolvormig object aan een lange ketting, een soort uit de
kluiten gewassen pendel. De bol is aan de buitenkant
bekleed met vuurstenen en wordt van binnenuit verlicht
door een gloeilamp. Bauwerk / Baustelle (Beuys in mir / Boys
in mir) luidt de titel van de installatie, die net als het twee-

luik van Fock sterk appelleert aan het associatievermogen.
De associatie met bouwen, wederopbouw, de bouwput
Berlijn, ligt voor de hand, maar ook, uiteraard, met Beuys
(energie!) en hiermee met het ‘irrationalisme’ – de mytho-
poëtische Duitse ziel, “Beuys in mir”, voor eeuwig gekooid
in zijn traumatische geschiedenis. Dat de gloeilamp een
spaarlamp is, voegt toch nog een ironische noot toe.

Kennelijk maakt het wel degelijk verschil of je als kunste-
naar woont en werkt in het land van Trots op Nederland of in
het land van de mosselpan van Broodthaers, dan wel in een
land waar de geschiedenis maar niet voorbij wil gaan.

Guido Goossens

p Deutschland Deutschland tot 7 september in Museum van
Bommel van Dam, Deken van Oppensingel 6, 5911 AD
Venlo (077/351.34.57; www.vanbommelvandam.nl).

Traces du sacré. Traces du sacré behoort tot het soort the-
matische tentoonstellingen waarmee het Centre Pompidou
zich een stevige reputatie wist op te bouwen als specialist
van 20ste-eeuwse kunst. Hoe verschillend en veelzijdig de
thema’s van deze tentoonstellingen ook (Féminin/masculin;
La Ville; Face à l’histoire; Le temps, vite…), telkens bleken ze
een moeilijke evenwichtsoefening tussen kwantiteit en
kwaliteit: iedereen die in de 20ste-eeuwse kunst iets bete-
kend heeft, passeert de revue. Hoe goed ze ook gedocumen-
teerd en onderbouwd zijn, altijd zullen er belangrijke wer-
ken ontbreken en evenzovele overbodig zijn. Met Traces du
sacré is dit niet anders. Bovendien valt het heikele onder-
werp moeilijk te definiëren en hebben de tentoonstellings-

makers Jean de Loisy en Angela Lampe het niet aangedurfd
om een duidelijk standpunt in te nemen.

De tentoonstelling vertrekt vanuit de eenvoudige vast-
stelling dat de kunst met de dood van god haar sacraal
karakter verloor. Maar deze religieuze crisis betekende niet
het verdwijnen van de metafysische vragen. Het wezen van
de kunst kan immers moeilijk worden losgemaakt van wat
de grenzen van de zintuiglijke ervaring overstijgt: het gees-
telijke, het oneindige, het eeuwige en het transcendente.
Moderne kunst, zo tracht de tentoonstelling aan te tonen, is
zelfs net uit deze religieuze crisis voortgekomen. In een
twintigtal zowel thematische als chronologische hoofd-
stukken onderzoekt de tentoonstelling de manier waarop
de kunst in een totaal geseculariseerde wereld blijft getui-
gen van de gene zijde van het materiële.

Vanaf de 19de eeuw tonen kunstenaars meer belangstel-
ling voor het spirituele dan voor het heilige. Fundamentele
vragen over het wezen van de mens en zijn bestaan staan
buiten de godsdienst. Het kunstwerk ontleent zijn uitstra-
ling eerder aan de mystieke kracht van de natuur, van exo-
tische culturen, van oosterse filosofieën…

De tentoonstelling begint met de romantiek. De roman-
tische kunstenaar is per definitie geïnitieerd. Een goddelijke
schittering is hem niet vreemd. Even verder hangt een por-
tret van Nietzsche door Edvard Munch. Zijn Zarathustra
gold voor vele moderne kunstenaars als een bijbel. In een
wereld zonder god gaan ze op zoek naar een nieuwe mens.
Dit wordt geïllustreerd door de openingsscène van
Murnaus verfilming van Goethes Faust. “God heeft veel
mirakels verricht, maar het grootste wonder is dat hij de
mens de vrijheid schonk te kiezen tussen goed en kwaad.”
Om de hoek zit hij (Him), de geknielde Hitler van Maurizio
Cattelan, te bidden. Vrij snel kwam deze ‘nieuwe mens’ in
totalitaire vaarwateren terecht. De geschiedenis van de
20ste eeuw is er een van mislukkingen. Deze worden door
de kunstenaars onverbloemd in beeld gebracht: De oorlog
van Otto Dix, de Minotaur van Picasso, De gevallen mens van
Lehmbruck.

Rothko, Newman en Pollock gaan op zoek naar de ‘intuï-
tieve metafysica’ van de eerste mens. Deze vonden ze in cul-
turen die niet gediskwalificeerd waren door de gruwelen
van de 20ste eeuw, (de Grote Oorlog, de Holocaust,
Hiroshima…). Er bestaat belangstelling voor theosofie
(Mondriaan), Rozenkruisers (Yves Klein), antroposofie
(Beuys), zenboeddhisme (John Cage) of hallucinogene
drugs (Michaux). Sacrale dansen, door Nietzsche bezon-
gen, werden extatisch gedanst door Mary Wigman en
expressionistisch geschilderd door Duitse kunstenaars als
Nolde (Kerzentänzerinnen, 1912) en Kirchner (Die Neger-
tänzerin, 1909).

Kunstenaars, als Matisse, Léger en Le Corbusier, verlenen
het spirituele in de 20ste eeuw een nieuwe, moderne vorm.
Daartegenover staan de dadaïsten en surrealisten die blas-
femie hanteerden als een van de vele strategieën om de
kleinburger te schofferen. Er zijn verrassende werken te
zien van George Grosz, Picabia, Dalí en Man Ray. Van Max
Ernst is er een schilderij met het Jezuskind dat van de
Maagd een pak voor zijn broek krijgt. Het hoofdstuk The
Doors of Perception toont dan weer een mooi staaltje van
vintage jarenzestighallucinaties met psychedelische wer-
ken van Joshua White en Peter Sedgley.

In de jaren 60 en 70 groeit de idee dat kunst de mens
beter kan maken. Uitbreiding van de perceptieve mogelijk-
heden leidt tot nieuwe ervaringen, beter inzicht en een
hoger bewustzijn. Kunst wordt beschouwd als een middel
tot zelfontplooiing. De dood van god heeft plaatsgemaakt
voor het geloof in de creatieve kracht van het individu, een
geloof dat merkwaardig genoeg ook gepaard ging met de

Gert Robijns 

Flash, 2003/2008. Foto: Thomas Lenden
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nodige mystiek. Deze laatste grote utopie, met Beuys (ieder-
een kunstenaar!) als belangrijkste propagandist en de beat-
generation als model, slaat in de jaren 80 te pletter op de
spektakelmaatschappij. Contemplatie wordt vervangen
door consumptie.

Het sacrale gaat opvallend genoeg vaak samen met het
duistere. De sporen van het sacrale zijn meestal zwart: een
donkere wolkenhemel van Strindberg (Golgotha), Black, Red
over Black on Red van Mark Rothko, een zwart drieluik van
Damien Hirst met dode vliegen in de pasteuze verfmassa
(Forgive Me Father for I Have Sinned) of een zwarte mono-
chroom van Thierry De Cordier waarin plots een zwart
kruis verschijnt (Nada!).

Het duistere en labyrintische parcours schept een onbe-
haaglijke, geheimzinnige sfeer. De theatrale opstelling leidt
tot spectaculaire effecten. Maar niet alleen het parcours is
grillig, ook het discours is niet altijd duidelijk en coherent.
Het thematische draagvlak is tegelijk te breed en te smal.
Werken zijn samengebracht vanuit een intuïtieve benade-
ring en het geheel is helaas niet meer dan de som van de
350 afzonderlijke kunstwerken. De tentoonstelling moet
het vooral hebben van verrassende keuzes en confrontaties.
Zo zijn er Le Buisson (1910/11) van Marcel Duchamp uit de
Arensbergcollectie in Philadelpia, een kleine aquarel van
Johannes Itten, Einatmen, Ausatmen (1922) en een opmer-
kelijke pedagogische krijttekening van Rudolf Steiner, Am
Anfang war die Wärme (30 juni 1924) – met de groeten van
Joseph Beuys.

Een projectie van de performance van Beuys waarbij hij
enige dagen samenleefde met een wilde coyote vormt met
een film van de ‘drippende’ Pollock een sterke associatie die
veel zegt over de bezwerende krachten van de kunstenaar.

Een van de weinige momenten van ondubbelzinnige spiritu-
aliteit is een klein zaaltje met het zwarte vierkant van Malevitsj,
de Compositie met twee lijnen, ruitvormig en in zwart-wit, van
Mondriaan en de bijzonder elegante Vogel in de ruimte in zwart
marmer van Brancusi. Als illustratie van het ‘absolute’ had
men niet beter kunnen kiezen. Lieven Van Den Abeele

p Traces du sacré tot 11 augustus in het Centre Pompidou,
Place Georges Pompidou, 75004 Paris (01/44.78.12.33;
www.centrepompidou.fr).

L’image révelée. In 1839 werden twee concurrerende
fotografische technieken boven de doopvont gehouden. In
januari werd het door Daguerre in samenwerking met
Nièpce ontwikkelde procédé aan de Franse bevolking voor-
gesteld, enkele maanden nadien volgde de officiële presen-
tatie van een alternatief procédé door de Engelse uitvinder
William Henry Fox Talbot. Terwijl de daguerreotypie de kij-
ker overblufte met een extreem gedetailleerd beeld, leek het
procédé van Talbot (ook bekend onder de naam kalotypie)
heel wat minder gedetailleerd. Dat verschil in scherpte was
vooral te wijten aan de verschillende dragers: werd bij de
daguerreotypie de lichtgevoelige emulsie aangebracht op
een fijn geslepen metalen oppervlak, bij de kalotypie werd
ze uitgesmeerd op papier. Door de grovere structuur van het
papier werd het beeld uiteraard waziger. Het had er dus alle
schijn van dat het hier ging om een ongelijke strijd, met
Daguerre duidelijk in het voordeel. Talbots procédé bezat
echter een aantal kenmerken (zoals een grotere reprodu-
ceerbaarheid) die het in staat zou stellen de daguerreotypie
alsnog te overtreffen. Rond 1850 stuikte het imperium van

de daguerreotypie in elkaar, de kalotypie zou het tien jaar
langer uitzingen om uiteindelijk te worden vervangen door
een fotografisch procédé dat gebruik maakte van glazen
negatieven.

Met de tentoonstellingen L’image révelée. Premières photo-
graphies sur papier en Grande-Bretagne 1840-1860 en Le
daguerréotype français dans les collections de la musée.
Naissance de la photographie keert het Musée d’Orsay nu
terug naar die pioniersjaren van de fotografie. Van deze
twee tentoonstellingen is de expo gewijd aan de Britse kalo-
typie ongetwijfeld de belangrijkste. Deze expo, een samen-
werking tussen de National Gallery of Art in Washington
en het Metropolitan Museum of Art in New York, moet ech-
ter ook worden gelezen als het Amerikaanse antwoord op
een eerdere expo die in 2003 in het Musée d’Orsay liep en
die een overzicht gaf van de Franse daguerreotypie. Het
verklaart meteen de sterk nationale inslag van de huidige
tentoonstelling. Net zoals men zich in 2003 beperkte tot de
Franse beeldproductie wordt nu enkel de Britse getoond.

De tentoonstelling besteedt ook ruime aandacht aan de
rol van de Britse overheid in het wereldwijde succesverhaal
van de kalotypie. In dat verband was 1851 een scharnier-
jaar. In het zog van de wereldtentoonstelling in Londen wer-
den verschillende projecten opgezet die het economische en
artistieke potentieel van de kalotypie in de schijnwerpers
moesten plaatsen. Net zoals in Frankrijk werd fotografie in
eerste instantie ingezet als een industrieel bravourestuk dat
vooral de vooruitstrevende moderniteit van de eigen indus-
trie moest beklemtonen. De vraag is echter of het verschil
tussen beide procédés – en dan vooral het verschil in succes
– met dit verhaal volledig verklaard is. De aloude rivaliteit
tussen beide landen speelde uiteraard een niet te onder-
schatten rol in de promotie van beide technieken. Zo schonk
de Franse overheid de daguerreotypie gratis aan de wereld,
maar erfvijand Engeland was van deze gunstmaatregel uit-
gesloten en moest dure licenties betalen. Door deze geopoli-
tieke pesterijen zo sterk naar voren te schuiven bedekt de
tentoonstelling echter een andere en potentieel veel boeien-
dere tegenstelling tussen beide beeldprocédés.

Talbot had niet zozeer een alternatieve fotografische
techniek uitgevonden, maar een totaal andere beeldsoort
die op een radicaal andere manier werd geproduceerd. In
tegenstelling tot de daguerreotypie die een uniek, onrepro-
duceerbaar beeld opleverde, was de kalotypie een negatief-
positiefprocédé. Concreet betekende dit dat men van één
negatief meerdere positieve beelden kon produceren. Deze
eigenschap plaatste Talbots procédé meteen in het verleng-
de van de lithografie en zou uiteindelijk leiden tot de uiterst
succesvolle koppeling van het fotografische beeld met de
drukpers (het is niet toevallig dat W.H.F. Talbot met The
Pencil of Nature ook het eerste fotoboek publiceerde). 
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Marcel Duchamp 

Le Buisson, 1910-1911
Philadelphia Museum of Art, The Louise and Walter Arensberg Collection
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Beide beeldsoorten verschillen niet alleen in de manier
waarop ze geproduceerd worden, maar ook in de manier
waarop ze door de kijker bekeken en ervaren werden. De
daguerreotypieën waren meestal kleine, welhaast onooglij-
ke beelden, aangebracht op een glad en door zijn spiegelend
karakter relatief moeilijk te ontcijferen metalen oppervlak.
Dit spiegelend oppervlak bracht een eigen soort van
onscherpte met zich mee. In de zoektocht naar het juiste
standpunt schuifelt de kijker voortdurend heen en weer tot-
dat het beeld zich in alle helderheid aan hem openbaart. De
papieren foto’s daarentegen zijn relatief grote beelden die,

ondanks een algemene onscherpte, duidelijk leesbaar zijn.
Men kijkt naar een kalotypie zoals men naar een tekening
of schets kijkt, men omcirkelt de daguerreotypie als ware ze
een wonderbaarlijke kermisattractie. De daguerreotypie
verbindt twee werelden met elkaar: als product van 19de-
eeuwse spitstechnologie is het tegelijkertijd een miraculeus
beeld. Zij speelt onbeschroomd haar robuuste moderniteit
uit en manifesteert zich als een radicaal nieuw beeld dat
met niets anders kan worden vergeleken (en precies daar-
om mateloos fascineert). De kalotypie daarentegen plaatst
zichzelf in het verlengde van een lange en overbekende
beeldtraditie.

Dit verschil in kijkervaring wordt ook zichtbaar in de wijze
waarop beide procédés omgaan met het menselijk lichaam.
De harde metalen klank van de daguerreotypie is bij uitstek
geschikt om een precieze beschrijving van het lichaam te
geven. Zij reduceert het lichaam tot een protserige presenta-
tie van zijn tastbare, materiële buitenkant. In de zachte con-
touren van de kalotypie daarentegen lijkt het lichaam soms
op te lossen in de materie van de drager (kijk maar naar de
schitterende portretten van David Octavius Hill & Robert
Adamson). Hier wordt een aanwezigheid gesuggereerd, niet
exhibitionistisch te kijk gesteld. Waar de daguerreotypie
‘gelijkenissen’ produceerde, maakte de kalotypie portretten.
Meer dan de daguerreotypie zette de kalotypie de fotografie
op het spoor van de beeldende kunst. Steven Humblet

p L’image révelée. Premières photographies sur papier en
Grande-Bretagne 1840-1860 & Le daguerréotype français
dans les collections de la musée. Naissance de la photographie,
beide tot 7 september in Musée d’Orsay, 1 rue de la Légion
d’Honneur, Parijs (01/40.49.48.14; www.musee-orsay.fr).

Architectuur en Vormgeving
Gevers Design. Inventaris van een uitvinder. Sommige
persoonlijkheden lijken door de designgeschiedenis te wor-
den overgeslagen. Interieurarchitect en vormgever
Christophe Gevers (Antwerpen, 1928 – Ohain, 2007)
bouwde in de jaren 60 en 70 een intrigerend oeuvre uit
waarover we vandaag met moeite informatie terugvinden.
Hij ontwierp de interieurs van een hele reeks Brusselse res-
taurants en brasseries (waaronder een vestiging van de
fastfoodketen Quick in 1984), richtte diverse bankgebou-
wen in en gaf vorm aan verschillende meubelen en verlich-
tingstoestellen, waarvan enkele vandaag nog steeds in pro-
ductie zijn. Hij startte zijn eigen bedrijf Gevers Design op en
was drieëndertig jaar lang docent aan La Cambre bij de
afdeling inrichting en meubilair.

De beperkte zichtbaarheid van Gevers’ oeuvre in de vaklite-
ratuur heeft natuurlijk alles te maken met de aard van zijn
discipline. De 20ste-eeuwse interieurarchitectuur en vorm-
geving zijn nog steeds onderbelichte velden in de (academi-
sche) geschiedschrijving in België. Ook over belangrijke
tijdgenoten van Gevers, zoals Philippe Neerman, bestaat er
nog geen naslagwerk of duidende publicatie. Bovendien
zijn interieurinrichtingen of meubelen vaak snel vervan-
gen of verdwenen.

De begin 2008 opgerichte vzw Archives Design Projects
probeert hieraan te verhelpen en organiseerde de tentoon-
stelling Gevers Design in de Brusselse Fondation pour
l’Architecture. De vereniging staat onder leiding van verza-
melaar Thierry Belenger, die vorig jaar nog, samen met Mil
De Kooning van de Universiteit Gent, een tentoonstelling
samenstelde over het oeuvre van de architect en meubel-
ontwerper Willy Van Der Meeren.

De tentoonstelling over Christophe Gevers ambieert een
eerste grote inventaris van zijn oeuvre te brengen. In de ten-
toonstellingszaal op de bovenverdieping van de Fondation is
heel wat materiaal bijeengebracht: meubels, foto’s, tekenin-
gen, mallen, prototypes, maquettes… Bij het binnenkomen
lopen we langs een lange smalle, tegen de muur gemonteer-
de lichtbak die dienstdoet als een soort tijdlijn waarop een
hele hoop kleine plaatjes met foto’s en gegevens van alle pro-
jecten van Gevers is geplaatst. Het geheel illustreert vooral
de grote productiviteit van de ontwerper. Helaas ondermijnt
het grote aantal dicht op elkaar gepakte plaatjes de leesbaar-
heid van de tijdlijn. Bovendien ontbreekt een catalogus die
het overzicht helpt te bewaren (ook na de tentoonstelling) en
het oeuvre van Gevers in een bredere context plaatst. Dit
alles doet vermoeden dat het woord ‘inventaris’ vooral werd
ingegeven door de goed klinkende alliteratie in de
Franstalige titel: inventaire d’un inventeur.

Was Gevers dan een uitvinder? Ook over dit deel van de
titel scheppen de tentoonstellingsmakers geen duidelijk-
heid. Vermoedelijk wou men eenvoudig het inventieve
karakter van het oeuvre van Gevers in de verf zetten. De
tentoonstelling toont het werk van de ontwerper aan de
hand van een reeks genummerde, uiteenlopende thema’s:
‘het Geverse universum’, ‘van binnenhuisarchitect tot
designer’, ‘de perspectieven van het zelfbouwpakket’, ‘fasci-
natie voor mechanismen’, ‘de kunstenaar’ enzovoort.
Onder het eerste thema ressorteert onder meer de Fauteuil
BA die Gevers in 1958 creëerde voor de herinrichting van
de Taverne des Beaux-Arts, de taverne van het Paleis voor
Schone Kunsten in Brussel. De nieuwe interieurinrichting
was vrij strak en rechtlijnig, met zichtbaar metselwerk,
lambriseringen en plafondbekledingen in dennenhout, een
trap in gelakte staalplaat met zwarte rubberen bekleding,
tafels in zwart gelakt metaal en een tablet in witte marmer

David Octavius Hill (1802-1870) & Robert Adamson (1821-1848) 

The Pends, St. Andrews
The Metropolitan Museum of Art, New York, Rubel Collection, 

Promised Gift of William Rubel
© The Metropolitan Museum of Art, New York

G R E TA M E E R T  G A L E R I E

OUVERT DU MAR AU SAM 14:30 – 18:00 / RUE DU CANAL 13 — 1000 BRUXELLES / OPEN VAN DI T/M ZA 14:30 – 18:00 / VAARTSTRAAT 13 — 1000 BRUSSEL
T: +32 (0)2 219 14 22 — F: +32 (0)2 219 37 21 — E: greta.meert@skynet.be

Sylvie EYBERG
24 juni – 26 juli / 26 augustus – 6 september
(gesloten van 26 juli tot en met 25 augustus)

Jens Bjerre
(ontdekkingsreiziger / fotograaf / cineast)

Disappearing Worlds / Verdwijnende werelden

11 juli tot en met 14 september

Richard Simoens
(schilderijen)

Eighty-four, in pek op papier

11 juli tot en met 14 september

Caermersklooster
Provinciaal Centrum voor Kunst en Cultuur
Vrouwebroersstraat 6 (Patershol) 9000 Gent

tel.: 09 269 29 10 – fax: 09 269 29 11
e-mail: caermersklooster@oost-vlaanderen.be
www.caermersklooster.be

toegang gratis
openingsuren: dagelijks van 10 tot 17 uur,
gesloten op maandag
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en lamparmaturen in geanodiseerd aluminium. Het ont-
werp werd in de toenmalige architectuurpers bijzonder
goed onthaald en betekende, samen met de inrichting van
de nabijgelegen taverne Cap d’Argent, het begin van een
veelzijdige carrière. Ook de Fauteuil BA viel in de smaak. Het
eenvoudige buismeubel uit gechromeerd staal, leder en
witte nylondraad werd in 1959 bekroond met het Belgische
kwaliteitslabel Le Signe d’Or.

De tentoonstelling brengt heel wat interessant archief-
materiaal bij elkaar. Bijzonder lovenswaardig is de aandacht
voor het ontwerp- en maakproces. Zo zien we de Fauteuil BA
niet alleen als afgewerkt product. Op dezelfde sokkel staan
en liggen ook alle samenstellende delen van de stoel, als
losse bouwstenen: het metalen frame naast de nylondraad
naast de lap leer… Op dezelfde manier staat naast de Lampe
ARC (1971) de bekisting van de betonnen voet, samenge-
steld uit latjes die de oppervlaktetextuur mee hebben
bepaald. Deze aandacht voor het ontstaansproces wordt nog
onderlijnd door grote fotografische en tot de verbeelding
sprekende afbeeldingen van het atelier van Gevers. We zien
geen tekentafels, maar een heuse verzameling werk- en tim-
mergerei. Op die manier blijft, over alle tentoonstellings-
thema’s heen, vooral de materialiteit en het technische ver-
nuft van Gevers’ vormgeving hangen. Fredie Floré

p Gevers Design. Inventaris van een uitvinder tot 17 augustus
in de Fondation pour l’Architecture, Kluisstraat 55, 1050
Brussel (02/642.24.80; www.fondationpourlarchitecture.be).

De architectuur van Expo 58. Naast zijn grote culturele
en economische betekenis heeft Expo 58 een grote impact
gehad op de bebouwde omgeving in ons land. In de aanloop
naar de tentoonstelling heerste er in België een echte bouw-
woede. Naast de tijdelijke installaties op de Heizel werden
overal grote infrastructuurwerken en bouwprojecten uitge-
voerd waarvan het resultaat ook vandaag nog het stads-
beeld bepaalt.

Als onderdeel van de grote Anno Expo-manifestatie in
Mechelen loopt in het Erfgoedcentrum Lamot een tentoon-
stelling die de neerslag vormt van historisch onderzoek
naar de architecturale betekenis van Expo 58, uitgevoerd
door Rika Devos en Mil De Kooning (UGent). Waar bij voor-
gaande wereldtentoonstellingen het accent eerder lag op de
tentoongestelde goederen en producten, speelde in Brussel
voor het eerst ook de architecturale expressie van de ten-
toonstellingsruimte een grote rol. Het nationale expopavil-
joen fungeerde als het ware als een massamedium dat de
thematische concepten van de wereldtentoonstelling
– vooruitgang, solidariteit en humanisme – moest helpen
uitdragen en verbeelden. Dit wordt geïllustreerd aan de
hand van liefst 35 maquettes (de meeste speciaal gemaakt

voor deze gelegenheid), opgesteld in een installatie die geïn-
spireerd is op het cirkelvormige Amerikaans Paviljoen.

Ondanks het aantal en de diversiteit van de deelnemende
naties en culturen is de architecturale uniformiteit van deze
paviljoenen zeer opvallend. Het lijkt alsof regeringen en
internationale bedrijven van over de hele wereld de typische
vormelementen van de moderne architectuur eenstemmig
omarmden. Hoewel transparantie, cartesiaanse hoekigheid,
structurele articulatie of afwezigheid van ornament oor-
spronkelijk geassocieerd werden met sociale emancipatie,
intellectuele bevrijding en democratische ideologie, kwa-
men ze nu voor in de paviljoenen van zowel multinationals
als dictatoriale regimes. Om hun progressieve elan, econo-
mische slagkracht en technische kunde te demonstreren
moesten de deelnemende landen en bedrijven dan ook op
zoek naar andere dan formele strategieën. Dat leidde tot
structurele krachtpatserij op basis van nieuwe materialen
en technieken, en het nastreven van uiterst lichte structu-
ren. Buitenbeentjes waren de gevouwen betonschalen in het
paviljoen van IBM, de gedurfde toepassing van plastics in
het Solvaypaviljoen, de imposante aluminium overspanning
van het paviljoen van het transport of de voorgespannen
staalstructuur van het paviljoen van Marie Thumas (dat ook
het eerste zelfbedieningsrestaurant van het land huisvestte).
Het meest ‘ijle’ paviljoen was dat van Joegoslavië, met zijn
grote horizontale vloervlakken die boven de dragende
kolommen leken te zweven. De imposante Pijl van de
Burgerlijke Bouwkunde illustreerde dan weer de vakkennis
van de Belgische betoningenieurs. Ze verbleekt echter bij het
niet uitgevoerde project van de Gentse ingenieur Magnel
voor een 700 meter hoge ‘Toren van de Televerbindingen’
waarvan de originele maquette centraal staat in de tentoon-
stelling. Slechts enkele architecten namen in hun paviljoen
herkenbare, regionale elementen op. Voorbeelden hiervan
waren Maekawa’s Japanse paviljoen, Fehns Noorse pavil-
joen of de Finse inzending van Pietilä.

De uitgepuurde scenografie en het spaarzame gebruik
van iconografisch materiaal richt de aandacht, zoals het
hoort, op de soms bijzonder indrukwekkende maquettes, en
betekent een verademing tegenover de accumulatie van
beelden en objecten in de meeste andere Expotentoon-
stellingen. Niettemin krijgt de bezoeker maar een beperkt
inzicht in de inhoudelijke ambities en architecturale kwali-
teiten van de verschillende paviljoenen. Extra commentaar
bij deze perfecte, maar eerder levenloze architecturale visi-
oenen krijg je via een bezoekerskaart en een interview met
een koppel fictieve Expogangers, dat je via een mp3-speler
kunt beluisteren. Deze toelichting is echter bijzonder anek-
dotisch en vaak irrelevant. Gelukkig kan de geïnteresseerde
bezoeker zijn hart ophalen in het boek dat de curatoren van
deze tentoonstelling eerder publiceerden. In Moderne archi-
tectuur op Expo ’58 wordt een selectie paviljoenen grondig
besproken en geïllustreerd met schitterend en vaak onuit-
gegeven beeldmateriaal.

Waar het in Mechelen gaat over de paviljoenen op het ter-
rein van de Expo, tracht de tentoonstelling België 58 in het
architectuurmuseum De Loge een thematisch beeld te
schetsen van de architecturale ontwikkelingen in ons land
rond 1958. Daarbij komt vooral de Brusselse context aan
bod. De hoofdstad werd in die periode in snel tempo
getransformeerd tot een moderne metropool op maat van
het internationale zakenverkeer. De opmars van de tertiaire
sector in de jaren 50 wordt duidelijk in de vele luxueuze
kantoorgebouwen waarmee zowel bedrijven als de overheid
uitpakten. Lichte structuren, gordijngevels en designmeu-
bilair moesten daarbij het verlichte en progressieve karak-
ter van de bouwheer uitdragen.

Ook het wonen onderging een grondige transformatie.
Aan de rand van de stad verrezen luxueuze appartements-
gebouwen die het einde inluidden van de traditionele con-
ceptie van de straat – deze woonblokken stonden immers op
poten in het groen. Onder impuls van het toenemende
autogebruik verschoof de woonfunctie naar de rand van de
stad. De voorstadvilla op het eigen perceel, met directe toe-
gang tot garage en private tuin, werd al snel een nationaal
symbool van vrijheid en maatschappelijke opgang. Ook
voor architecten betekende de individuele woning de ultie-
me vrijplaats; in navolging van hun Amerikaanse en
Scandinavische collega’s gaven ze vorm aan een nieuwe
manier van leven door open ontwerpen met niveau-
verschillen, schuine wanden en grote raampartijen in
nauwe relatie met de buitenruimte.

Zoals wel meer thema’s in deze tentoonstelling wordt een
belangrijk onderwerp uit die periode als de religieuze archi-
tectuur wel erg bondig behandeld. Het is ook vreemd dat de
expressionistische kerkgebouwen van Jean Gilson als
belangrijkste voorbeelden van nieuwe kerkarchitectuur

worden voorgesteld; ze staan immers haaks op de toen
heersende tendens naar abstractie en minimalisme in de
kerkbouw. De tentoonstelling eindigt in een gereconstru-
eerde jarenvijftigwoonkamer, met de obligate boomerang-
vormige tafels, Eameszetels en behangpapier met geome-
trische motieven. Dergelijke mock-ups zouden ons doen
geloven dat dit de doorsnee inrichting van een huiskamer
anno 1958 was. Het gros van de architectuurproductie
– zeker in het wonen – bleef echter traditioneel van aard.
Niettemin komt uit deze tentoonstelling naar voor dat het
vormidioom van de moderne architectuur gedragen werd
door een groot deel van de middenklasse, als weerspiegeling
van haar aspiraties om te breken met het verleden en als
middel om haar emancipatie zichtbaar te maken.

De visuele kenmerken van deze architectuurstijl – asym-
metrie, dynamiek, lichtheid, pastelkleuren en heldere ruim-
tes – komen mooi aan bod in het boekje Bruxelles ’50 ’60
van Caroline Berckmans en Pierre Bernard. Een groot aan-

Lucien De Vestel 

Het Berlaymont in opbouw, 1959-1967. © AAM

Christophe Gevers 

Fauteuil BA, 1958

André & Jean Polak 

Schetsen voor het Atomium, 1955-1956. © AAM
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tal voorbeelden van naoorlogse typologieën (appartements-
gebouwen, tankstations, kerkruimtes, scholen…) worden
kort toegelicht en geïllustreerd met veel origineel beeldmate-
riaal. Interessant daarbij is dat de gebouwen niet alleen in
hun originele, maar vaak ook in hun huidige toestand wor-
den getoond. Deze vergelijking maakt het ontnuchterend
gebrek aan respect zichtbaar waarmee deze gebouwen vaak
worden aangepast aan de huidige noden. Dat blijkt ook op
de tentoonstelling Mechelen Bouwt, een ander luik van de
Anno Expo-manifestatie. Hier wordt de stedenbouwkundige
en architecturale transformatie van Mechelen tijdens de
Wederopbouw (1945-1965) belicht, als typevoorbeeld van
de radicale modernisering die zowat alle Vlaamse provincie-
steden toen ondergingen. Het historische stadsweefsel werd
daarbij in sneltempo aangepast aan de noden van de wel-
vaartseconomie en de cultuur van vrije tijd. Supermarkten,
productiehallen van buitenlandse bedrijven, schoolcampus-
sen en auto-infrastructuur eisten hun plaats op in de stad,
terwijl in de rand nieuwe woonwijken ontstonden. Als
architectuurtentoonstelling valt dit luik echter inhoudelijk
en scenografisch sterk tegen. Dat is spijtig, want de toenma-
lige stedenbouwkundige vraagstukken zijn verrassend actu-
eel: ook vandaag bezorgt de inplanting van nieuwe zieken-
huizen, voetbalstadia en treinstations gemeentebesturen
overal te lande kopbrekens. Het feit dat de toenmalige oplos-
singen vaak pijnpunten vormen in de huidige stad, toont
aan in welke mate het denken over de stedelijke ruimte is
geëvolueerd. Bij de tentoonstelling hoort een geïllustreerde
publicatie die de thema’s verder uitdiept. Net als Bruxelles
’50 ’60 maakt dit boekje één ding zeer duidelijk: ondanks
alle Expo 58- en fifties-nostalgie is het architecturale patri-
monium uit die tijd weinig bekend en bemind, en daardoor
des te meer bedreigd. Sven Sterken

Tentoonstellingen:
p Moderne architectuur op Expo 58 tot 14 september in
Erfgoedcentrum Lamot, Van Beethovenstraat 8/10 (ingang
Haverwerf), 2800 Mechelen (015/29.49.10; www.lamot-
erfgoedcentrum.be; www.anno-expo.be).
p België 58 tot 21 december in Architectuurmuseum De
Loge, Kluisstraat 86, 1050 Brussel (02/642.86.65;
www.aam.be).

Publicaties:
p Rika Devos en Mil De Kooning, Moderne architectuur op
Expo ’58, Antwerpen, Mercatorfonds, 2006. ISBN 978-
906-6153-641-3.
p Caroline Berckmans, Pierre Bernard, Bruxelles ’50 ’60.
Architecture moderne au temps de l’Expo ’58. Brussel,
Editions Aparté, 2007. ISBN 978 2 9309 2718 1.
p Bart Stroobants, Mechelen bouwt. Architectuur en steden-
bouw in de ‘fifties’. Mechelen, Stedelijke Musea Mechelen,
2008.

Publicaties
Otto Neurath. Otto Neurath (1882-1945) wordt vaak enkel
als een graficus gezien. Volgens Nader Vossoughian, auteur
van het voorliggende boek en maker van de recente gelijkna-
mige tentoonstelling in Stroom, centrum voor beeldende
kunst en architectuur in Den Haag, doet dit de waarheid geen
eer aan. Met een twee jaar lopende manifestatie After Neurath
wil Stroom dit heersende beeld bijstellen. Behalve graficus
was Neurath immers vooral een sociaal bewogen intellec-
tueel die zich sterk interesseerde in het vormgeven van een
maatschappij door middel van stedenbouwkundige inzich-
ten, gekoppeld aan mediale communicatie.

Het boek belicht het leven van Otto Neurath aan de hand
van drie thematische invalshoeken, die mooi samenvallen
met zijn levensloop, de evolutie in zijn denken en handelen.
De eerste hoofdcluster behandelt zijn vroege inzichten en
kritieken op de moderne metropolis. Vanuit zijn sociale
bekommernis bekijkt Neurath de stad niet enkel als een
fysieke plaats, maar vooral als Gemeinschaft, een concept
dat hij uitspeelt tegen het opkomende, modernistische den-
ken. Als alternatief voor de traditionele economie – die met
al haar crisissen en problemen de mens niet gelukkig zal
maken – stelt hij een collectieve economie of Gemein-
wirtschaft voor. Neurath haalt hiervoor inspiratie in de
Balkanlanden, waar de verslagen bevolking na de oorlog
een eigen economie opbouwde op een coöperatieve basis.
“Gipsy Urbanism” noemt Neurath de ‘geordende wanorde’
waarin het land werd heropgebouwd. Neurath komt hier
naar voor als iemand met een groot geloof in de mogelijk-
heid van mensen om de economie en de stad zelf te organi-

seren. Vossoughian geeft echter aan dat Neuraths
Gemeinwirtschaftstheorie relevant is in crisisperiodes, en
minder in periodes van relatieve welvaart. Neurath vertrekt
immers van omstandigheden waarin een substantieel
tekort aan grondstoffen heerst.

Halverwege de jaren 20 begint Neurath zich te interesse-
ren in museumeducatie. Steeds meer gelooft hij dat het
gebruik van Bilder kan bijdragen tot de Bildung van de
bevolking. In de opkomende massamedia ziet hij de ultieme
mogelijkheid om de mens in zijn vrije tijd te verstrooien en
tegelijk te ‘onderwijzen’. Die overtuiging brengt hem tot
zijn meest in het oog springende en langst overlevende pro-
ject: het Gesellschafts- und Wirtschaftsmuseum (Maatschap-
pelijk en Economisch Museum) in Wenen. Neuraths beeld-
pedagogie kent drie pijlers: het visualiseren van fenomenen
waarvoor de gesproken taal tekortschiet, het gebruik van
statistische data voor het communiceren van deze fenome-
nen en een grafisch systeem om ze te visualiseren. Hieruit
ontstaat de Weense Methode, later het ISOTYPE (Inter-
national System of Typographic Picture Education)
genaamd, een taal van beelden en symbolen die een radica-
le globalisering en standaardisatie in het communiceren
van kennis nastreeft. Het gebruik van niet-perspectivisch
opgebouwde 2D-beelden en het toepassen van méér sym-
bolen in plaats van grotere symbolen wanneer er meerdere
eenheden bestaan, zijn enkele principes die deze taal uni-
verseel moeten maken. De beelden moeten zorgen voor
directe communicatie met de beschouwer en kennen geen
overtollige informatie.

Nader Vossoughian behandelt ook twee cruciale samen-
werkingen van Neurath, met de Belg Paul Otlet en met
Cornelis van Eesteren. Neuraths Maatschappelijk en Econo-
misch Museum kent een duidelijke parallel met het Inter-
nationaal Museum van de Wereldcultuur waarin Otlet de ken-
nis over de hele wereld wil consolideren. Terwijl Otlet streeft
naar het creëren van steden als een microkosmos, wil
Neurath een wereld maken die functioneert als een stad op
macroschaal. Hun samenwerking sterft echter een vroege
dood omwille van conflicten, zowel op persoonlijk als
inhoudelijk vlak. Ze zorgt er wel voor dat Neurath zijn
Museum in een internationaler kader gaat plaatsen. Het
ISOTYPE wordt minder een instrument ter transformatie
van de politieke omstandigheden, dan een middel om de
internationale verstandhouding te promoten. Deze bekom-
mernis omtrent universele, visuele communicatie ligt
tevens aan de basis van Neuraths samenwerking met de
toenmalige CIAM-voorzitter Cornelis van Eesteren. Neurath
wordt uitgenodigd op het CIAM-congres in Athene in 1933
en geeft er een lezing over zijn ontwikkelingen en bevindin-
gen. De lezing stuit echter op veel commentaar en onbegrip
van onder meer Le Corbusier, Moholy-Nagy en Giedion.
Neuraths geloof dat het debat over de stad in een breed toe-
gankelijk en verstaanbaar kader moet gebeuren, staat in
schril contrast met de idee van de ‘Master Planner’ bij Le
Corbusier en Van Eesteren. Niettemin vonden Van Eesteren
en Neurath elkaar in hun zoektocht naar een universele
taal in stedenbouw en architectuur.

Vertrekkend van deze samenwerkingen werpt het derde
deel een licht op het samengaan van Neuraths interesse in
stedenbouw en zijn picturale inzichten. Stedenbouw staat
voor hem gelijk aan het bouwen en vormgeven van een
maatschappij. Neurath is inmiddels geëvolueerd van de
idealistische stadsontwikkelaar van de jaren 20, de Gipsy-
settler, tot iemand die in de jaren 30 gelooft dat de ‘massa’
op zich te vormen valt door middel van massamedia. Zijn
onderzoek naar het picturale ontstond vanuit een overtui-
ging dat de massa onderwezen moest worden om sociale
wantoestanden te vermijden. Curator en auteur Nader
Vossoughian wijst in een gesprek over de tentoonstelling op
het contrast met de huidige massamedia, die doorgaans
aan een economische logica gehoorzamen.

Doorheen het boek wordt duidelijk dat zijn ISOTYPE als
medium niet uit een economische overweging, maar uit
een dieper gelegen sociologische verontrusting en uit een
geloof in een betere wereld ontstond. Daarbij wordt
Neuraths onderzoek naar deze beeldentaal uitvoerig geïl-
lustreerd, wat het boek visueel aantrekkelijk maakt. De
illustraties zorgen er bijna letterlijk voor dat het boek lees-
baar wordt aan de hand van de getoonde pictogrammen,
die bovendien tijdens het lezen méér worden dan symbolen.
De fascinerende detaillering van zijn afbeeldingen bewijzen
de fijnheid en doordachtheid van Neuraths bedoelingen.
Net zoals het boek meer vertelt dan enkel het verhaal van
een graficus, beginnen de ISOTYPE-pictogrammen een
eigen verhaal te vertellen, dat van een zoektocht naar een
universele kenniscommunicatie. Thijs Verfaillie

p Nader Vossoughian, Otto Neurath, The Language of the
Global Polis, verschenen bij NAi Publishers, Rotterdam,
2008. ISBN 978-90-5662-350-0.
p After Neurath: A safe place - International system of disaster
pictograms tot 31 augustus in de Stroom, Hogewal 1-9,
2514 HA Den Haag (070/365.89.85; www.stroom.nl).

Stan Douglas. Past Imperfect – Works 1986-2007. De
Canadese kunstenaar Stan Douglas (1960) blijft conse-
quent dezelfde werkwijze hanteren. In één film of foto com-
bineert, herwerkt en bekritiseert hij verschillende teksten,
cultuurproducten of geschiedenissen uit de westerse
moderniteit. Een mooi voorbeeld is Nu•tka• (1996), dat
enkele jaren terug nog op de tentoonstelling Intertidal in het
MuHKa te zien was. De video-installatie bestaat uit twee
‘over elkaar gelegde’ opnames van het sublieme landschap
rond Nootka Sound, aan de westkust van Vancouver Island
in Canada. Tegelijkertijd zijn twee stemmen hoorbaar die
elkaar, net als de twee films, overlappen en deels onver-
staanbaar maken. Het gaat om de leiders van twee concur-
rerende mogendheden – Engeland en Spanje – die in de
18de eeuw beide aanspraak maakten op het ongerepte
gebied. De stem van de autochtone inwoners is opvallend
afwezig. Nu en dan, voor een paar ogenblikken, lopen zowel
de beelden als de stemmen parallel: het discours is hoor-
baar, het beeld is eenduidig en scherp.

De interpretatie van het werk van Douglas drijft zonder
uitzondering op twee uitersten. Langs de ene kant is er het
beeldende werk zelf, dat zonder voorkennis en op eender
welk moment (het gaat om installaties in een loop) bekeken
kan worden. De onvoorbereide toeschouwer kan, als het
meezit, de video op zuiver esthetische gronden appreciëren,
op basis van eigen inbreng en ervaringen. Langs de andere
kant is er de ‘uitleg’, die door de auteur in een lopende tekst
aan het begin van de film of in geschreven toelichtingen
wordt aangereikt. In het geval van Nu•tka• is er enerzijds het
prachtige, bevreemdende schouwspel van klank en licht,
dat zowel spookachtig als troostend werkt; en er is anderzijds
het door verschillende verwijzingen en hernemingen opge-
laden verhaal van (de-)kolonisatie, overheersing, spraakver-
warring, geschiedenis, gedemocratiseerd toerisme en beeld-
cultuur. De kloof tussen die twee vormen van receptie is het
interessante probleem van Douglas’ oeuvre.

In Past Imperfect, het boek dat is verschenen naar aanlei-
ding van zijn eerste grote overzichtstentoonstelling begin dit
jaar in Stuttgart, is het woord bijna uitsluitend aan critici en
theoretici. De kunstenaar zelf duikt slechts openlijk op in de
door hem geschreven projecttoelichtingen in een chronolo-
gische lijst aan het eind van het boek. Hans D. Christ en Iris
Dressler, de samenstellers, drukken in de inleiding expliciet
het verlangen uit de werken ‘ongrijpbaar’ en eminent
‘multi-interpretabel’ te houden. “Douglas’s works,” schrij-
ven ze, “can be approached only on the assumption that
every reading one applies is bound to neglect another that
would have been possible as well. Viewers have no choice
but to take some things and disregard others. Which is why
these works are worth coming back to again and again,
from a different perspective every time.”

Het is echter merkwaardig dat de teksten uit Past
Imperfect, als geheel, een zeer coherent beeld van het oeuvre
van Douglas naar voor schuiven. Hoewel de auteurs uit
verschillende disciplines en achtergronden komen, keren
steeds dezelfde insteken terug: Derrida, Freud, Deleuze,
Beckett, samen met interviews en teksten van Douglas. Het
is dus maar de vraag of zijn video’s en foto’s inderdaad
zoveel verschillende interpretaties uitlokken – of liever: of
het mogelijk is ze, voorbij een bepaalde grens, origineel,
idiosyncratisch of afwijkend te lezen. Die grens is, zoals
gezegd, precies het moment waarop de toelichtingen van de
kunstenaar hun rol mogen opeisen. Van zodra dat is
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gebeurd, is het al bij al duidelijk of zelfs doorzichtig waar
het de werken om te doen is. Zodra de toeschouwer weet
wat er op het spel staat, lijkt de kous af.

De film Der Sandmann uit 1995 is een ander goed voor-
beeld: het werk is samengesteld uit zoveel verschillende dis-
coursen en geschiedenissen (een verhaal van E.T.A.
Hoffmann, de sociologische theorieën van Paul Schreber,
wiens geesteszieke zoon een van de beroemdste patiënten
van Freud was, de omwentelingen in Duitsland in zowel
1918, 1945 als 1989…) dat het eigenlijk onmogelijk is om
erover te spreken zonder dit alles in rekening te nemen – en
zonder bij één, weliswaar meerlagige, interpretatie aan te
belanden. In het kort gezegd: de utopische ontwerpen van
Schreber voor progressieve volkstuintjes én de manier
waarop hij de psyche van zijn zoon heeft proberen bemees-
teren, krijgen dankzij het verhaal van Hoffmann het karak-
ter van een horrorverhaal; de spoken van de moderne voor-
uitgangsdrift krijgen een stem en een gezicht.

Het is, met andere woorden, moeilijk om over het werk
van Stan Douglas te denken of te schrijven – of beter: om er
een dik boek met veel tekst over samen te stellen dat niet
uitentreuren in herhaling valt of zelfs overbodig wordt
gemaakt door de korte, pregnante toelichtingen van
Douglas zelf. Sommige auteurs slagen erin om toch een stap
verder te gaan: in het weliswaar zeer moeilijke (en erg
omstandige) essay Re-: Killing Time wendt Mieke Bal bijna de
hele ideeëngeschiedenis over auteurschap en filmtheorie
aan om het werk Vidéo te bespreken. Het dateert uit 2007 en
is – opnieuw – een kritische, historiserende en theoretiseren-
de remake van zowel Film van Samuel Beckett, The Trial van
Orson Welles en Deux ou trois choses que je sais d’elle van
Jean-Luc Godard. Ook de teksten van de twee redacteurs
werpen heldere, interessante en op een zekere manier het
werk overstijgende kwesties op, zoals het melancholische
karakter ervan, dat zelfs naar ‘eindtijdgedachten’ neigt (in
het essay van Dressler), of de essentiële rol van de museale
ruimte voor de installaties (in het essay van Christ).

Over het algemeen overheerst toch het beeld van Douglas
als een kunstenaar die kunst maakt waarbij een uitgebrei-
de handleiding noodzakelijk is. Op zich is dat niet erg: kun-
stenaars kunnen hun werk theoretiseren zoveel ze willen,
zolang er ook andere insteken en interpretaties mogelijk
blijven. Hier heeft de kritiek het klokje echter zo rigoureus
gedemonteerd en onderzocht dat het zonder die kritiek

nooit meer zal tikken. Dat iemand ook onvoorbereid voor
een werk van Douglas kan belanden, om er op eigen kracht
mee aan de slag te gaan, blijkt niet uit deze overzichtspubli-
catie. Dit is in het geval van zijn beste video’s en foto’s, zoals
Nu•tka• of Every Building on 100 West Hastings, nochtans
zeer goed mogelijk. Christophe Van Gerrewey

p Hans D. Christ, Iris Dressler (red.), Stan Douglas. Past
Imperfect – Works 1986-2007, Ostfildern, Hatje Cantz
Verlag, 2008, ISBN 978-37-7572-021-2. (www.hatje-
cantz.de). De gelijknamige tentoonstelling vond van 15
september 2007 tot 6 januari 2008 plaats in de Württem-
bergischer Kunstverein te Stuttgart.

Het esthetische denken; Grensganger tussen disci-
plines. Over Jacques Rancière. Al een paar jaar lijkt het
alsof de Franse filosoof Jacques Rancière de kunstwereld
wijzer kan maken. Zijn aanwezigheid in het kritische en
theoretische discours neemt almaar toe. In maart 2007
werd onder de titel Regime Change. Jacques Rancière and
Contemporary Art een nummer van Artforum aan zijn werk
gewijd; in 2003 verscheen in De Witte Raaf een eerste arti-
kel van hem in Nederlandse vertaling; en ook het NRC
Handelsblad, De Morgen en Filosofie Magazine plaatsten
Rancière voor het voetlicht. Eind vorig jaar verscheen in de
prille serie tekst & context van Uitgeverij Valiz een ontdub-
belde publicatie. Het esthetische denken bundelt twee korte
teksten van Rancière (Het delen van het zintuiglijk waarneem-
bare en Het esthetisch onbewuste) samen met een overzicht
van zijn thema’s door Sudeep Dasgupta; Grensganger tussen
disciplines verzamelt essays over Rancière.

Rancière (1940) was al op jonge leeftijd een medewerker
van de marxistische filosoof Louis Althusser, maar brak na
mei 68 definitief met de orthodoxe leer. Sindsdien ‘onder-
zoekt’ hij consequent en helder de verschillende uitingen
van het (politieke) discours, zonder zich tot één discipline of
kennisdomein te beperken. Na boeken over de arbeidersklas-
se, pedagogie en geschiedschrijving, verschuift zijn aan-
dacht vanaf 1990 expliciet naar de kunsten. Op een bijna
19de-eeuwse manier hanteert Rancière een bewuste, expli-
ciete en op het eerste zicht originele esthetica, die inderdaad
beknopt wordt uiteengezet in Het delen van het zintuiglijk
waarneembare – Esthetiek en politiek. De tekst is opgevat als
een vraaggesprek waarin Rancière de jonge filosofen Muriel
Combes en Bernard Aspe schriftelijk van antwoord dient.
Het staat hem toe te verwijzen naar eerdere teksten, en om
zijn ideeën als geheel te presenteren. Rond 1800 – zo valt
Rancières politieke esthetica grof samen te vatten – is het
“esthetische regime van de kunsten” tot stand gekomen, als
opvolger van het “regime van de representatie”. “In het
esthetische regime,” schrijft hij, “worden kunstuitingen
geïdentificeerd aan de hand van hun verbondenheid met
een specifiek regime van het zintuiglijk waarneembare.”

Deze begripsbepaling maakt het mogelijk om twee alge-
mene eigenschappen in het denken van Rancière te onder-
scheiden. Ten eerste rekent hij af met het begrip ‘moderni-
teit’: “het esthetisch regime” is de werkelijke naam van dat-
gene wat “met de verwarrende term moderniteit wordt
aangeduid”. Gebruikers van die term zijn ofwel te zeer op
“de breuk met het oude” gericht (wat ook de reden is waar-
om Rancière de term ‘avant-garde’ afwijst), ofwel is het een
term die, bijna als logisch gevolg, vooral op verlies stuit en
het werkelijke denken in de weg staat. (Het is dan ook niet
verwonderlijk dat Walter Benjamin meer dan eens een veeg
uit de pan krijgt.) Een tweede grondgedachte die deze defi-
niëring draagt, is dat het esthetisch regime van de kunsten
intrinsiek politiek wordt, precies omdat het bestaat bij gra-
tie van verschijnselen die “voor iedereen” “zintuiglijk waar-
neembaar” worden gemaakt. Het voorbeeld dat Rancière
hierbij geeft, is heerlijk, maar schrijnend achterhaald:
Madame Bovary van Gustave Flaubert heeft, voor het eerst
in de literatuur en voor het eerst in de kunsten, de gelijk-
heid in het leven geroepen “van alles wat zich voordoet op
een geschreven bladzijde die voor ieders blik ter beschikking
staat”. De tweede tekst in het eerste boekje – Het esthetisch
onbewuste – is min of meer een onderzoek naar de premis-
sen en de gevolgen van de “zintuiglijke waarneembaar-

heid”. Rancière vraagt zich af “waarom de interpretatie
van teksten en kunstwerken een strategische plaats
inneemt in het discours over de relevantie van analytische
concepten en interpretatievormen”. Met andere woorden:
hoe is het mogelijk om te denken en te leven met behulp van
de kunst, en hoe is dit tot uiting gekomen in de theorieën
van Sigmund Freud?

Het is zonder meer verfrissend dat Rancière ‘de kunst’ op
geen enkele moment lijkt te problematiseren. Hij blijft gelo-
ven in de democratiserende werking van kunst, omdat zij
‘esthetisch waarneembare’ stemmen en tegenstemmen tot
uitdrukking kan brengen. Het uit de weg ruimen van een
besmette term als ‘moderniteit’, al dan niet door “terminolo-
gisch geschermutsel”, zoals Sven Lütticken het noemt, lijkt
op die manier verantwoord. Maar is het, anderzijds, te
cynisch om te beweren dat Rancière – voor de kunstwereld –
de juiste man op de juiste plaats op het juiste moment is? Hij
heeft een links-kritische achtergrond en een multidiscipli-
naire voorgeschiedenis; hij introduceert nieuwe termen en
een (schijnbaar) nieuwe esthetica; en hij blijft erop hameren
dat er van ‘crisis’ of overbodigheid geen sprake kan zijn in de
wereld van de kunst, want we leven immers nog steeds onder
“het esthetisch regime”. Een in al zijn eenvoud bijna ontluis-
terend staaltje hiervan staat in Le destin des images (2003),
een vooralsnog onvertaalde tekst waarin beweerd wordt dat
de kunst beelden moet blijven maken, omdat er helemaal
geen ‘hedendaagse’ overvloed aan beelden bestaat, en omdat
alleen artistieke beelden ‘democratisch’ zijn.

In Grensganger tussen disciplines is Sven Lütticken de enige
die het idealisme van Rancières theorieën voorzichtig duidt.
“Rancières esthetische teksten, die doorgaans weinig op
hedendaagse kunst ingaan, zijn in feite grafredes.” In plaats
van over Rancière te schrijven, gebruikt Lütticken “[…]
Rancières historische model om in te gaan op de huidige
omgang met theorie in de kunstwereld”. En hij gaat verder:
“Het hedendaagse gebruik van ‘theorie’ lijkt erop te zijn
gericht de kunst onder controle te brengen en haar anders-
zijn aan banden te leggen, maar door zinloze simulaties van
het discours te produceren, slaat de triomf van de rede om
in zijn tegendeel.” Het essay van Pablo Lafuente spitst zich
toe op de romantische politiek bij Rancière, terwijl dat van
Mireille Rosello Le maître ignorant bestudeert, het boek over
emancipatie en pedagogie in de 19de eeuw. Marie-Aude
Baronian en Mireille Rosello interviewen Rancière over zijn
‘interdisciplinaire status’.

Grensganger tussen disciplines bewijst dat de teksten van
Rancière zeer lezenswaard zijn, maar dat ze slechts onder
sterk voorbehoud een agenda aanleveren voor hedendaagse
praktijken. Rancière toont onverstoorbaar aan waarom en
hoe kunst bestaat en weldadig is in een ideale moderne wereld
– men zou bijna zeggen: in het Frankrijk van vlak na de
Revolutie. Op die manier bekritiseert en problematiseert hij
toch, maar dan met een grote en complexe omweg, bijna het
geheel van de hedendaagse kunst. Christophe Van Gerrewey

p Jacques Rancière, Het esthetische denken, Amsterdam,
Uitgeverij Valiz, 2007, ISBN 978-90-7808-814-1. Solange
de Boer (red.), Grensganger tussen disciplines. Over Jacques
Rancière, Amsterdam, Uitgeverij Valiz, 2007, ISBN 978-90-
7808-815-8. (www.valiz.nl)

The Life & The Work: Art and Biography. Theoretici
zijn het er over eens dat er ‘achter het werk’ niets te vinden
is: net als ‘achter het individu’ is er alleen taal. Aandacht
voor het leven van de kunstenaar is daarom in theorie
naast de kwestie, maar in de kunstwereld blijft het indivi-
duele leven een werkzame verkoopstool en ook voor kunst-
historici blijft bruggen leggen tussen leven en werk interes-
sant. Dat is wat uit de recente publicatie van het Getty
Research Institute naar voor komt. Charles Salas laat er zes
prominente Angelsaksische kunsthistorici het leven-en-
werkprobleem benaderen. Het boek huldigt vooral een
pragmatisch perspectief op het probleem. Salas’ inleiding
zet in die zin al de toon met een helder maar vrijblijvend
overzicht van de verschillende historische posities over de
kwestie, die volgens de redacteur geen algemene oplossing
toelaat maar ook nooit verdwijnt.
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Stan Douglas 

Nu•tka•, video-installatie, 1996
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Een vergelijking van de bijdragen van Rosalind Krauss en
Deborah Silverman illustreert treffend de blijvende anoma-
lie tussen de poststructuralistische theorie en de gangbare
kunsthistorische praktijk. Krauss verdedigt het antiauteurs-
argument. De betekenis van een werk ligt in de steeds voor-
lopige interpretatie van de lezer. Vele kunsthistorici beroe-
pen zich daarentegen op autobiografische gegevens om de
ware betekenis van (bepaalde aspecten van) een werk te
claimen. Zo voert Deborah Silverman in haar bijdrage het
verschil in penseelvoering en oppervlaktebehandeling van
Van Gogh en Gauguin terug op hun respectievelijke levens,
of correcter, op het religieuze milieu waarin ze elk opgroei-
den. De individuen Van Gogh en Gauguin worden als pars
pro toto gelijkgesteld met de invloed van een calvinistische
en een katholieke opvoeding.

Carlo Ginzburgs waarschuwing ten aanzien van leven-
en-werkinterpretaties, die in de historische inleiding ook
aangesneden wordt, lijkt hier relevant. Ginzburg traceert
de cirkelredenering, ‘het lezen van leven naar werk en van
werk naar leven’, bij kunsthistorici die in de traditie van
Aby Warburg uit kunstproducten, als uit historische docu-
menten, mentalités trachten af te leiden. De historicus leest
vaak wat hij op een andere manier al te weten kwam of wat
hij gelooft te weten en wil aantonen.

Een andere hachelijkheid situeert zich bij de poging ken-
nis over de kunstenaar te verwerven op basis van het oeu-
vre. Paul Smith zet de complexe maskerade uiteen die met
het kunstenaarschap van Paul Cézanne samenhangt, de
kunstenaar die door Emile Zola net geapprecieerd werd
omwille van het ‘natuurlijk’ temperament dat in zijn werk
neersloeg. Om zichzelf als ‘primitief ’ te profileren, bediende
Cézanne zich van deze en verwante motieven: tempera-
ment, natuurlijke sterkte, het onbedorven kind, de provençal
en de nog niet erkende ziener. Smith stelt vast dat deze pro-
filering evolueerde in een wisselwerking met enerzijds
diverse fictionele kunstenaars waarmee Cézanne zich ver-
eenzelvigde en met anderzijds de op hem gebaseerde
romanpersonages. Zo bijvoorbeeld had Marius Roux in zijn
roman L’ombre et la proie Cézannes primitieve persona als
handige constructie afgeschilderd. In een brief aan Roux
vraagt Cézanne zelf expliciet onderscheid te maken tussen
hem als kunstenaar en als vriend van de schrijver. Het inci-
dent zou volgens Smith bijgedragen hebben aan de wijzi-
ging van Cézannes zelfbegrip. Zowel in zijn publiek optre-
den als in zijn werk zou hij er minder naar streven zich als
‘primitief ’ te profileren.

Zola’s lof voor Cézannes ‘temperament’, dat zijn schilde-
rijen onderscheidt van onpersoonlijke foto’s en dat de kun-
stenaar onderscheidt van de academische schilders, is vol-
gens Robert Williams paradigmatisch voor het moderne
begrip van een nauwe relatie tussen kunst en subjectiviteit.
Williams toont aan dat deze relatie cultuurhistorisch
bepaald is. In de Italiaanse renaissancekunst wordt niet de
moderne individualiteit ‘ontdekt’, zoals Jacob Burckhardt
het voorstelde, maar wel het fundamenteel problematisch

karakter ervan. In de kunst gaat het volgens Leonardo,
Bembo of Rafael niet om het vertalen van de subjectiviteit
als een natuurlijk gegeven, maar wel om een toegewijd leer-
proces waarin de kunstenaar de grenzen van zijn subjectivi-
teit tracht te overstijgen en een ‘tweede natuur’ te worden.

De essays door Thomas Crow en Charles Harrison bren-
gen tegelijk de bricolage van een leven-en-werkverhaal en
een reflectie erop. Harrison is behalve academicus ook een
van de kunstenaars die vanaf 1968 onder de auteursnaam
Art & Language opereerden, precies als statement tegen op
personencultus gebaseerd carrièrisme. In zijn uitdagend
essay gaat Harrison na of in het werk van zijn in bezetting
wisselende collectief een persoonlijkheid kan geïdentifi-
ceerd worden op basis van in het werk aangetroffen conti-
nuïteiten en ontwikkelingen, en wat daarvan de conse-
quenties zijn. Thomas Crow komt even experimenteel voor
de dag met zijn onderzoek naar de mogelijkheden om de
allegorie als raakvlak van leven en werk te gebruiken. Er is
volgens Crow niemand wiens kunstenaarsmythe zich zo
lijkt te sluiten als die van Andy Warhol, die zelf verkondig-
de dat wie hem wou leren kennen slechts naar het opper-
vlak van zijn schilderijen en films had te kijken. Andy ís
pop, zo luidt het steevast, en antoniem van de tegenculture-
le scene van de jaren 60. Terwijl recent biografisch onder-
zoek die tegenstelling begint te nuanceren, vat Crow de tra-
ditionele tweede component van het leven-en-werkonder-
zoek aan en poogt een leven te lezen in Warhols oeuvre.
Warhols volledige geschilderd werk van de jaren 60 bena-
dert Crow net als Warhols hofhouding in de Factory als een
wereld bevolkt met allegorische personages: popiconen en
bekende beelden die aspecten van Warhol vertolken. Een
van die iconen is Bob Dylan. Crows biografische recon-
structie van de enkele ontmoetingen tussen Warhol en
Dylan en van hun getuigenissen erover reveleert hoe de
twee die ontmoetingen voor hun imagoconstructie weten te
gebruiken. Interessanter is dat Warhol en zijn filmsterretje
Edie Sedgwick zelf ook als allegorische personages in Bob
Dylans songs figureren, wat Crow aangrijpt om ook Dylans
leven-en-werk als allegorie uit te beginnen werken.

The Life & the Work brengt zowel het problematische als
het aantrekkelijke van het zoeken naar de verhouding tus-
sen kunst en kunstenaar. Een gemiste kans ligt wel in het feit
dat de bijdragen van de diverse auteurs gewoon bijeen-
gebracht lijken, terwijl ze nochtans erg verschillende metho-
dologische uitgangspunten hanteren en de inzet van hun
onderzoek naar leven en werk ook zeer uiteenlopend is. Een
duidelijker positionering van de auteursbijdragen tegenover
elkaar en tegenover de historische debatten over de kwestie,
had het boek scherper gemaakt. Maarten Liefooghe

p Charles G. Salas (red.), The Life & the Work. Art and
Biography (met bijdragen van o.a. Rosalind Krauss, Robert
Williams, Paul Smith en Thomas Crow) verscheen in 2007
bij het Getty Research Institute te Los Angeles
(www.getty.edu). ISBN 978-08-9236-823-5.

Nieuwe publicaties
• Hans Belting. Florenz und Bagdad. Eine westöstliche

Geschichte des Blicks. München, C.H. Beck, 2008.
319 blz. 109 ill. ISBN 978-3-406-57092-6
Wat we zien en hoe we kijken wordt in hoge mate bepaald door de
cultuur waarin we leven. Daarom kan een beeldgeschiedenis niet
zonder een cultuurgeschiedenis van de blik. Hans Belting (°1935)
vergelijkt de westerse blik, die in Firenze tijdens de renaissance
ontstond, met de islamitische blik, die gesitueerd wordt in Bagdad.

• Otto Friedrich Bollnow. Human Space. London, Hyphen
Press, 2008. Vertaald door Christine Shuttleworth.
300 blz. ISBN 978-0-907259-35-0
Otto Friedrich Bollnow (1903-1991) publiceerde dit boek in
1963 onder de titel Mensch und Raum. Sindsdien werd het een
tiental keer herdrukt en nu is een Engelse vertaling op de markt.
Het boek is een sleutelwerk op het terrein van de architectuur,
antropologie en filosofie. Bollnow had affiniteiten met het existen-
tialisme en de fenomenologie, en besteedt veel aandacht aan de
alledaagse omgeving.

• Andrew Dadson. Visible Heavens from 1850-2008.
Torino/Vancouver/Zürich. Kathy Slade (red.) samen
met Galleria Franco Noero/Emily Carr Institute/JRP-
Ringier, juni 2008. 168 blz. ISBN 978-3-905829-68-6
De Canadese kunstenaar Andrew Dadson baseerde zich voor dit
kunstenaarsboek op een sterrenkaart van 1850. Hij fotokopieerde
de originele kaart, waarna hij telkens opnieuw een kopie van de
vorige kopie nam. De trage degradatie van het beeld staat gelijk
met de verandering, over de jaren heen, van onze interpretatie van
de sterrenhemel. De sterrenkaarten werden aanvankelijk “maps of
the heavens” genoemd. Na 1975 werd dat “maps of the sky”.

• Christian Debuyst. Dessiner, écrire, penser. Marthe Wéry.
Les dessins de la première période 1952-1958. [S.L.],
Couper ou pas couper, 2008. 168 blz. 75 ill.
ISBN 978-2-930527-00-0
Presentatie van een achttal schetsboeken van deze Belgische kun-
stenares, die vooral bekend is door haar monochrome werken.

• Peter Fischli & David Weiss. Sonne, Mond und Sterne.
Zürich, JRP-Ringier, 2008. 800 blz. 800 ill.
ISBN 978-3-905829-19-4
Zonder inleiding of commentaar bundelen de Zwitserse kunste-
naars Fischli & Weiss een 800-tal paginagrote reclameadvertenties
afkomstig uit het hedendaagse medialandschap. De lezer/kijker
duikt meteen in een delirium van kleuren en verleidingsstrategieën.

• Jonathan Monk. The Complete Ilford Works. Zürich,
JRP-Ringier, juni 2008. 440 blz. 210 ill.
ISBN 978-3-905829-62-4 
Sinds de vroege jaren 90 werkt Jonathan Monk aan de reeks One
in Ten in One. Hierbij fotografeert hij eerst het deksel van een doos
Ilford fotopapier. Meestal staat daar een klassieke zwart-witfoto op
afgebeeld. Deze afbeelding wordt dan gereproduceerd op elk blad
dat zich in de doos bevindt. Momenteel zijn er reeds een 16-tal
varianten van dit conceptueel werk.

• Monika Szewczyk, Chus Martinez, Nicolaus
Schafhausen (red.). Manon de Boer.
Rotterdam/Frankfurt, Witte de With/Frankfurter
Kunstverein/Revolver, 2008. 244 blz. 196 ill.
ISBN 978-90-73362-80-2
Eerste, uitgebreide overzichtscatalogus van het werk van de (in
Brussel verblijvende) Nederlandse kunstenares Manon de Boer die
vooral bekend is door haar videowerk. Het boek werd vormgege-
ven door Maureen Mooren. 

• Ernst van Alphen. Ronald Ophuis. Zürich, JRP-Ringier,
2008. 152 blz. 71 ill. ISBN 978-3-905829-32-7
Deze monografie toont het werk van de Nederlandse schilder
Ronald Ophuis (°1968). Zijn schilderijen kunnen worden gerela-
teerd aan de traditionele historieschilderkunst en zijn dikwijls
controversieel door hun gewelddadige inhoud. Het boek is vorm-
gegeven door Karel en Aagje Martens. 

• Erwin Wurm. Erwin Wurm, Catalogs, Artist’s Books and
Monographs 1990-2007. Luzern, Edizione Periferia,
2007. 32 blz. 27 ill. ISBN 978-3-907474-45-7

• Heimo Zobernig. Heimo Zobernig. Modena/Paris,
Galleria Civica di Modena/Onestar Press, 2008.
ISBN 978-2-915359-35-0
Driedelige publicatie (in foedraal) naar aanleiding van de tentoon-
stelling Heimo Zobernig in de Galleria Civica di Modena van 20
april tot 20 juli 2008. Het eerste deel bevat de catalogus met tek-
sten van Laura Bruni, Cornelia Lauf (die ook de curator was) en
Angela Vettese. Het tweede en derde deel zijn beide kunstenaars-
boeken, met als respectievelijke titels: Die Kunst der Enzyklopädie
(samen met Ferdinand Schmatz) en Atlas.

Samenstelling: Marc Goethals

‘After Neurath:
ASafePlace– 
International
Systemof 
Disaster 
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België
Aalst

Stedelijk Museum Aalst
Oude Vismarkt 13 – 053.73.21.11
di-vr 10-12u 14-17u za-zo 14-17u
q ‘Maquettes en Modellen…hedendaag-
se kunst op schaal’ [tot 5/10]

Antwerpen

Letterenhuis 
Minderbroedersstraat 22 – 03/222.93.20
di-za 10-17u
q ‘9 Interpretaties bij de installatie’
[tot 4/1] q ‘Een Letterenhuisinstallatie’
– Johan van Geluwe / ‘Letterenhuis digi-
taal’ [tot 4/1]
deSingel 
Desguinlaan 25 – 03.248.28.28
woe-zo 14-18u
q ‘Curating the Campus’ – Walter
Swennen, Pierre Bismuth, Jan Fabre,
Dominique Gonzalez-Foerster, Matt
Mullican, Itziar Okariz, Joëlle
Tuerlinckx, Richard Venlet, Rémy Zaugg
[tot 31/12] 
q ‘Construction, privacy, politics, con-
flicts & obsessions’ – Christian Kerez
[18/9 tot 2/11]
Extra City 
Tulpstraat 79 – 03.272.28.80
di-zo 12-19u do 12-21u
q ‘Blow Job’ – Peter Friedl [tot 27/7]
FotoMuseum
Waalse Kaai – 03/242.93.00
di-zo 10-18u
q ‘A Message for You’ – Guy Bourdin /
‘Belga. Focus on Sports’ / ‘Summertime’
[tot 14/9]
Galerie Ludwig Trossaert
Museumstraat 29 – 03.257.25.52
woe-zo 14-18u
q ‘De Odyssee van Homerus’ – Rik de
Vos [5/9 tot 4/10]
Galerie Van Der Mieden
Pourbusstraat 15 – 03.231.77.42
wo-za 14-18u
q ‘The Invisible’ – Dirk Vander Eecken
[4/9 tot 11/10]
Hessenhuis
Falconrui 53 – 03.206.03.50
do-zo 13-21u
q ‘Are you laughing?’ [6/9 tot 9/11]
In-Between (kunstplatform van
Gynaika)
Paardenmarkt 90-92 – 03.232.22.29
wo-za 11-18u
q Céline Felga [tot 31/7]
q ‘Eindejaarswerken academies’ [8/8
tot 11/9]
Koninklijk Museum voor Schone
Kunsten van Antwerpen (KMSKA)
Leopold de Waelplaats – 03.238.78.09
di-za 10-17u zo 10-18u
q ‘Voorbeeldige Busten. Het Borstbeeld
in de Nederlanden 1600 – 1800’ [12/9
tot 14/12]
ModeMuseum Antwerpen (MoMu)
Nationalestraat 28 – 03.470.27.70
di-zo 11-18u
q ‘Moi Veronique BranQuinho Toute
Nue’ [tot 17/8] q ‘Crazyssimmo.com’ –
Andrea Cammarosano [tot 12/10]
Museum van Hedendaagse Kunst
Antwerpen (MuHKA)
Leuvenstraat 32 – 03.260.99.99
di-zo 10-17u
q ‘Die Lucky Bush’ – Imogen
Stidworthy [tot 17/8] 
q ‘Lonely at the top sound effects #3:
Cornelius Cardew’ [tot 31/8] 
q ‘Maquette: Skull 3’ – Els Dietvorst
[tot 14/9] q ‘Collectie #XXII Fantasy.
Interventie door Koen van den Broek’
[tot 21/9]
Nationaal Scheepvaartmuseum
Steenplein 1 – 03/201.93.40
di-zo 10-17u
q ‘Antwerpen = Amerika = Red Star
Line’ [tot 28/12]
Openluchtmuseum voor beeldhouw-
kunst Middelheim
Middelheimlaan 61 – 03.827.13.50
di-zo 10-17u
q Leo Copers [tot 17/8]
Tim Van Laere Gallery
Verlatstraat 23-25 – 03.257.14.17
di-za 14-18u
q ‘Summershow’ [tot 26/7]

Bornem

Monumental
Luipegem 77 – 03.889.01.69
wo-vr 10-16u zo 14-18u 
ma-di-za op afspraak
q ‘ARTchitectuur’ – Gordon Matta-Clark,
John Körmeling, Dirk Zoete, Els Vanden
Meersch, Wesley Meuris… [tot 21/9]

Brugge

Groeningemuseum
Dijver 12 – 050/33.99.11
dagelijks 9u30-17u
q ‘Leuven te leen’ [tot 1/1]
Brussel

Art en Marge
Hoogstraat 312 – 02.511.04.11
wo-vr 12-18u za 11-16u
q ‘Overvloed’ – Carol Bailly, Anacleto
Borghi, Marcel Hecquet [tot 27/7]

Atomium
Eeuwfeestlaan – 02.475.47.77
ma-zo 10-19u do 10-22u
q ‘Tussen droom en werkelijkheid’ [tot
19/10]

BELvue Museum
Paleizenplein – 02/511.44.25
di-zo 10-18u
q ‘De Brusselse surrealisten intiem.
Magritte, Mariën, haar zielsverwanten’
[tot 14/9]

BOZAR Paleis voor Schone Kunsten
Ravensteinstraat 23 – 02.507.83.91
di-zo 10-18u do 10-21u
q ‘Plantin-Moretus Awards 2008:The
Best Designed Books’ / ’Architecture in
the Picture. Jaarboek Architectuur
Vlaanderen 2008. Photography by Stijn
Bollaert, Charif Benhelima, Frederik
Vercruysse, Wim Cuyvers, Bas Princen,
Jeroen Musch & Jan Kempenaers / ’Sony
World Photography Awards’ [tot 24/8]
q ‘It’s not only Rock ‘n’ Roll, Baby! – A
story of Art & Music’ [tot 14/9]
q ‘Sioux in Paradise’ – Johan Muyle /
’Opening maps. Contemporary Photo-
graphy in Latin America’ [tot 21/9]

CIVA
Kluisstraat 55 – 02.642.24.50
di-zo 10u30-18u
q ‘Inventaire d’un inventeur’ – Gevers
Design [tot 17/8]

De Elektriciteitscentrale
Sint-Katelijneplein 44 – 02.279.64.44
wo-zo 11-18u
q ‘Fabels’ – Karen Knorr [tot 28/9]

Design Vlaanderen Galerie
Kanselarijstraat 19 – 02.227.60.60
di-vr 11-18u za-zo 13-17u
q ‘De Nieuwe Oogst’ [tot 17/8]

Galerie Greta Meert
Vaartstraat 13 – 02.219.14.22
di-za 14u30-18u
q Sylvie Eyberg [25/6 tot 6/9]

Galerie Jan Mot
Antoine Dansaertstraat 190
02.514.10.10 do-za 14-18u30
q ‘The Title of This Show Is A List That
Includes The Dates in Which Each of the
Exhibited Works Were First Made, The
Date In Which Some of Them Were
Remade By The Artists And The Dates In
Which They Were Last Shown’ –
Anastasi, Graham, Costa, Kaltenbach…
[tot 4/10]

Koninklijke Musea voor Kunst en
Geschiedenis
Jubelpark 10 – 02.741.73.00
di-zo 10-17u
q ‘De zomer van de fotografie’ [tot
14/9] q ‘Expo 58 door de lens van
Gérard Costelloc – Lopes’ [tot 21/9]
q ‘België op Opticaprenten in de 18de
& 19de eeuw’ [tot 30/9] q ‘In de voet-
sporen van de Indianen’ [tot 31/10]

Koninklijke Musea voor Schone
Kunsten van België
Regentschapsstraat 3 – 02.508.32.11
di-zo 10-17u
q ‘Plecnik Project’ [tot 20/8]
q ‘Expo ‘58 Hedendaagse Kunst op de
Wereldtentoonstelling’ / ‘The British
Royal Collection – van Bruegel tot
Rubens’ [tot 21/9]

La Maison du Grand-Duché de
Luxembourg
Cortenberghlaan 75 – 02/737.57.00
ma-za 10-17u
q ‘Navigation à Vue. Eaux Fortes et
Peintures’ – Pit Wagner [tot 20/7]

Museum van Elsene
Jean Van Volsemstraat 71 – 02.515.64.22
di-vr 13-18u30 za-zo 10-17u
q ‘De Belle-Epoque zomer – in samen-
werking met het musée d’Orsay’ tot 31/8]

Museum voor het Kostuum en de Kant
Violetstraat 6 – 02.512.77.09
ma-di do-vr 10-12u30 13u30-17u 
za-zo 14-16u30
q ‘Pro Fils Sur Faces’ – Isabelle
Marquet [tot 30/9] q ‘Van new look tot
expo 58’ [tot 31/12]

Stadhuis
Grote Markt – 02.279 22 11
di-zo 10-17 u
q ‘Oriental Fascination 1890 – 1910’
[tot 28/9]

WIELS Centrum voor Hedendaagse
Kunsten
Van Volxemlaan 354 – 02.347.30.33
wo-za 12-19u / vr 12-22u / zo 11-17u
q ‘Educational Complex Onwards, 1995-
2008’ – Mike Kelley [tot 27/7]
q ‘Nothing More Natural’ – Anne-Mie
Van Kerckhoven / Kelley Walker [6/9 tot
2/11]

Xavier Hufkens
St.-Jorisstraat 6-8 – 02.639.67.30
di-za 12-18u
q Jack Pierson [tot 26/7]

Charleroi

Musée de la Photographie
Avenue Paul Pastur 11 – 071.43.58.10
di-zo 10-18u
q ‘Album’ – Hugues de Wurstemberger /
‘Rough Beauty’ – Dave Anderson / ‘Nikon
Press Photo Awards 2007’ [tot 14/9]

Couillet
Galerie Jacques Cerami
Route de Philippeville 346 – 071.36.00.65
wo-vr 14-19u za 11-18u
q ‘Exposition d’été. Artistes de la
Galerie’ [tot 31/7]

Damme-Sijsele

Gallery Utopia
Stationsstraat 143 – 0498.75.43.37
za-zo 10-12u 15-18u (dagelijks tijdens
de zomer)
q Luca de Silva [tot 27/7]

Deinze

Museum van Deinze en Leiestreek
Lucien Matthyslaan 3-5 – 09.381.96.70
di-vr 14-17u30 za-zo 10-12u 14-17u
q ‘Textiel, tussen kunst en industrie’ [tot
29/10]

Deurle

MDD (Museum Dhondt-Dhaenens)
Museumlaan 14 – 09.282.51.23
di-zo 11-17u
q ‘Villa DD’ – Maarten Van Luchene,
Youri Cruypeninck, Peter Geeraert,
Maarten Herman, Maarten Van Luchene,
… [tot 17/8] q ‘Biënnale van de
Schilderkunst. Het genot van het kijken’
– Philip Akkerman, Georg Baselitz, Jean
Brusselmans, René Daniëls, Markus
Lüpertz, Laura Owens, Francis Picabia,
Roger Raveel, Anselm Reyle, Jan Van
Imschoot [tot 21/9]

Deurne

Zilvermuseum Sterckshof Provincie
Antwerpen
Hooftvunderlei 160 – 03.360.52.54
di-zo 10-17u30
q ‘Zilvertalenten 2008’ [tot 21/7]

Drogenbos

Museum Felix De Boeck
Kuikenstraat 6 – 02.377.57.22
do-zo 10u30-18u30
q ‘Appell’ [tot 3/8] q ‘Stand van
l’Equerre / 7 Arts. 1923’ [tot 14/9]

Eupen

Internationales Kunstzentrum
Ostbelgien (IKOB)
In den Loten 3 – 087.56.01.10
di-vr 13-18u za-zo 14-18u
q ‘Ostbelgischer Ikobpreis 2008’ /
‘Fotoausstellung’ – Marin Kasimir [31/8
tot 16/10]

Gent

Caermersklooster
Vrouwebroersstraat (Patershol)
09.269.29.10 di-zo 10-17u
q ‘Disappearing Worlds’ – Jens Bjerre /
‘Eighty-four, in pek op papier’ – Richard
Simoens [tot 14/9]

Croxhapox
Lucas Munichstraat 79-82
0479.45.37.79 do-zo 14-18u
q ‘crox 268 (instalraam)’ – Tinka
Pittoors [tot 31/8] q ‘crox 269’ – cura-
ted by Billy Gruner, Tilman (ccnoa/brus-
sel) & Jan van der Ploeg ‘crox 269’
[31/8 tot 14/9] q ‘crox 271’ – Haritz
Gisasola Izeta / ‘crox 272’ –  Chris van
Beveren / ‘crox 273’ – Sarah yu
Zeebroek / ‘crox 274’ – Joop Stoop [7/9
tot 28/9] q ‘crox 270 (instalraam)’ –
Antoine Van Impe & Marie Zolamian
[1/9 tot 30/9]

Design Museum Gent
Jan Breydelstraat 5 – 09.267.99.99
di-zo 10-18u
q ‘Perpetuum Mobile’ – Helena
Schepens [tot 31/8] q ‘De fifties en six-
ties in de collecties van het museum’ /
‘Design with a smile’ / Hans Wegner [tot
12/10] q ‘De Collectie Alonso. Van Art
Nouveau tot Studio Glass Movement’
[28/10 tot 1/1]

Galerie Jan Dhaese
Ajuinlei 15 B – 0477.43.77.94
wo-za 14-18u
q ‘Summer Show’ [tot 27/7]

Het Huis van Alijn
Kraanlei 65 – 09.269.23.50
di-zo 11-17u
q ‘Straffe Toeren! Een duik in het
Belgische Circusverleden’ [tot 16/11]
q ‘De Wondere Wereld van Expo ‘58’
[19/7 tot 23/11]

KASK
Jozef Kluyskensstraat 6 – 09/266.08.85
ma-vr 8-21u
q ‘Kiosk Royal’ – Pascale Marthine
Tayou [tot 20/7]

Kunsthal Sint-Pietersabdij
St. Pietersplein 9 – 09.243.97.30
di-zo 10-18u
q Jean Bilquin [tot 7/9] q ‘Foto’s van
50 jaar Kunsthal Sint-Pietersabdij’ [tot
30/12]

Museum Dr. Guislain
Jozef Guislainstraat 43 – 09.216.35.95
di-vr 10-17u za-zo 13-17u
q Jean Rustin / ‘Ik woon in de schilder-
kunst’ –  Marc Maet / ‘Kermis of kennis.
Wassen beelden uit de roca – collectie’ /
’Roca-collectie’ [tot 7/9]

Museum voor Schone Kunsten
Citadelpark – 09.240.07.00
di-zo 10-18u
q ‘Visite’ – Philip Vandenberg [tot 17/8]

OneTwenty Gallery
Burggravenlaan 40 – 0486.844 392
09.324.45.29 wo-do-vr-zo 14-18u
q ‘One Twenty Ghent meets artepco
Zürich. Sculpture Groupshow’ [tot 27/7]

SMAK (Stedelijk Museum voor
Actuele Kunst) 
Citadelpark – 09.221.17.03
di-zo 10-18u
q ‘Beyond The Picturesque’ [tot 16/8]
q ‘Electrified’ [19/7 tot 21/9]
q ‘Collectiepresentatie’ [19/7 tot 25/1]

Halle

Binnenstad & Oude post
Kardinaal Cardijnstraat
wo-zo 10-13u 14-17u
q ‘Ogen, blikken. Installatie, parcours,
tentoonstelling’ – Lieve Bollaert [tot 14/9]

Hasselt

CIAP (Culturele Informatie en Actueel
Prentenkabinet)
Zuivelmarkt 44 – 011.22.53.21
di-vr 14-18u za 14-17u
q ‘The Apiarist’ – Charles van Otterdijk
[22/7 tot 30/8]

Z33
Zuivelmarkt 33 – 011.29.59.60
di-za 10-17u zo 14-17u
q ‘Bridge’ – Michael Cross [tot 17/8]
q ‘1 % Water’ – curatoren: Ilse
Crawford & Jane Withers [tot 28/9]

Hornu

Grand-Hornu Images
Rue Sainte Louise 82 – 065.65.21.21
di-zo 10-18u
q ‘Open-end’ – Marti Guixé [tot 5/10]

MAC’S Grand-Hornu
Rue Sainte-Louise 82 – 065.65.21.21
di-zo 10-18u
q Gino De Dominicis [tot 14/9]
q Beat Streuli/’Cabinet d’amateurs III’
[tot 19/10]

Ieper

Flanders Fields Museum
Grote Markt 34 – 057.22.85.84
dagelijks 10-18u
q ‘Mens, Cultuur, Oorlog; multiculturele
aspecten van de Eerste Wereldoorlog’
[tot 7/9]

Kemzeke

Verbeke Foundation
Westakker – 03.789.22.07
do-zo 11-18u
q ‘Vision in Motion – Motion in Vision –
Kinetische Kunst’ / ‘Soloshow’ – Thierry
Renard [tot 16/11]

Kortrijk

Ter Caemer-Meert Contemporary
Veemarkt 31 – 0495.203.596
wo-za 14-19u (of op afspraak)
q ‘Breaking the fourth wall’ – Christian
Jasper [tot 26/7]

La Hulpe

Fondation Folon
Drève de la Ramée 6a – 02/653.34.56
di-zo 10-18u
q ‘Reizen in het land van Folon’ [tot 28/9]

La Louvière

Centre de la Gravure et de l’Image
imprimée
Rue des Amours 10 – 064.27.87.27
di-vr 12-18u za-zo 11-18u
q ‘L’imagination au pouvoir. Mai 68’
[tot 17/8]

Leuven

Cypres Galerie
Vaartstraat 131 – 016.29.77.37
ma-zo 14-18u
q ‘Hedendaagse Kunst in de Leuvense
Binnenstad – 50/25’ [31/8 tot 21/9]

Lommel

Glazen Huis
Dorp 14b – 011 541335
di-zo 10-17u
q ‘GlassWear – draagbaar glas’ [tot 31/8]

Louvain-la-Neuve

Musée de Louvain-la-Neuve
Place Blaise Pascal 1 – 010.47.48.41
ma-vr 10-18u zo 14-18u
q ‘De Corot à Bonnard. L’estampe
‘impressionniste’’ [tot 14/9]

Machelen-Zulte

Roger Raveelmuseum
Gildestraat 2-8 – 09.381.60.00
wo-zo 11-17u
q ‘Biënnale van de Schilderkunst. Het
genot van het kijken’ – Georg Baselitz,
Lovis Corinth, Jean Dubuffet, Jean
Fautrier, Philip Guston, Asger Jorn,
Eugène Leroy, Markus Lüpertz, Constant
Permeke, Robert Rauschenberg … [tot
21/9]

Mechelen

De Garage, Ruimte voor Actuele Kunst
Onder de Toren – 015.29.40.14
do-zo 11-18u
q Peter Rogiers [tot 24/8]

Menen

Stadsmuseum ’t Schippershof
Rijselstraat 77 – 056.53.23.63
wo-zo 14-18u
q ‘De Geheimen van een Waterput’ [tot
31/8]

Mons

Musée des Beaux-Arts 
Rue Neuve 8 – 065/40.53.06
di-za 12-18u zo 10-18u
q ‘Le BAM se dévoile – De la collection
à l’exposition’ [tot 17/8]

Morlanwelz

Musée Royal de Mariemont
Chaussée de Mariemont 100 –
064.21.21.93 di-zo 10-18u
q ‘L’illustre, le paysage Sculptures &
Céramiques’ – Marc Feulien [tot 17/8]
q ‘Rénier Chalon, alias Fortsas. Le
canular en Belgique: toute une tradition’
[tot 5/10] q ‘Parfums de l’Antiquité. La
rose et l’encens en Méditerranée’ [tot
30/11]

Namur

Musée Provincial Félicien Rops
Rue Fumal 12 – 081.22.01.10
di-za 10-18u
q ‘Napoléon. Génie et despote’ [tot 24/8]

Oostende

Provinciaal Museum voor Moderne
Kunst (PMMK)
Romestraat 11 – 059.50.81.18
di-zo 10-18u
q Georges Vantongerloo [tot 31/8]

Tielt

Cuesta ‘08
Ieperstraat 42 – 051.40.29.35
‘Cuesta, Actuele Kunst in Tielt’
[13/9 tot 5/10]

Watou

Poëziezomer Watou
Kapelaanstraat 2 – 057/38.80.93
dagelijks 14-19u
q ‘ dat de verte nabijer dan ooit was –
Watou Poëziezomer 2008’ [tot 7/9]

Duitsland
Aachen

Couven Museum
Hühnermarkt 17 – 0241/432.44.20
di-vr 12-18 za-zo 11-18u
q ‘Jubiläumsausstellung’ [tot 21/9]
q ‘Faszinosum Gold’ [tot 26/4/2009]

Ludwig Forum für Internationale Kunst
Jülicherstrasse 97-109 – 0241.180.71.04
di-zo 12-18u
q ‘Vogelsang’ – Andreas Magdanz [19/7
tot 24/8] q ‘across the borders/BIG
BLUE BALL ’/ ’Echolot’ [tot 24/8]
q ‘Götz trifft Dahmen: Zwei Aachener
Künstlerfreunde und Pioniere de
Informel’’ [7/9 tot 10/10] q ‘Das Haus’
– Atelier van Lieshout [13/9 tot 30/11]
q ‘Double Wall Projects No 4’ – Dan
Perjovschi [tot 26/4/2009]

Neuer Aachener Kunstverein
Passstrasse 29, Stadtgarten
0241.50.32.55 di-zo 14-18u wo 14-20u
q ‘Eurovision: Tobias Danke.
Interior.Thomas Mohren. exterior’ /
‘Jahresgaben 2008’ – Markus Ambach,
Tobisa Danke, Jürgen von Dückerhoff,
Slawomir Elsner, Ulrike Flaig, Alex
Frost … [20/7 tot 31/8]

Suermondt-Ludwig-Museum
Wilhelmstrasse 18 – 0241.479.800
di-zo 12-18u wo 12-21u
q ‘Aquatinta oder die Kunst mit dem
Pinsel in Kupfer zu stechen. Das druck-
graphische Verfahren von seinen
Anfängen bis Goya’ [tot 31/8]
q ‘Berliner Bilder zu Gast & Ein
Rembrandt für Aachen’ [tot …]

Baden-Baden

Staatliche Kunsthalle Baden-Baden
Lichtentaler Allee 8a – 07221.232.50
di-zo 11-18u
q Stephen Prina [19/7 tot 5/10]

Berlin

Bauhaus-Archiv
Klingelhöferstraße 13 – 030.254.002.43
wo-ma 10-17u
q ‘Max Bill: Aspekte seines Werkes.
Architektur, Design,Typografie’ [tot 25/8]
q ‘Support the Bauhaus! Benefiz-
Kunstauktion: Museumserweiterung’
[30/8 tot 6/9] q ‘Die Sammlung
Bauhaus. Originale der Klassischen
Moderne’ [tot 31/12]

Berliner Medizinhistorischen Museum
– BMM
Charitéplatz 1 – +49 30 450 536 156
di, do, vr,zo 10-17u / wo, za 10-19u
q ‘Sex brennt. Magnus Hirschfelds
Institut für Sexualwissenschaft und die
Bücherverbrennung’’ [tot 14/9]

DAAD Galerie
Zimmerstrasse 90/91 – 030.261.36.40
ma-za 12-19u
q ‘Zidane: a 21st Century Portrait’ –
Douglas Gordon & Philippe Parreno 
[tot 9/8]

Deutsche Guggenheim Berlin
Unter den Linden 15 – 030.202.093-0
ma-zo 11-20u do-vr 11-22u
q ‘Freeway Balconies’ [tot 21/9]

KW Berlin
Auguststrasse 69 – 030.24 34 59 0
di-zo 12-19u do 12-21u
q Richard Serra: Filmic Work. Thinking
on Your Feet’ / ‘Still Life’ – Ricarda
Roggan / ‘Wind and Windings’ – Albrecht
Schäfer [tot 7/9]

Martin-Gropius-Bau
Niederkirchnerstrasse 7
030/254.86.777 di-zo 10-20u
q ‘The Decisive Moment’ – Yevgeny
Khaldei [tot 28/7] q Alexander
Rodchenko / ‘Unconcerned But Not
Undifferent’ – Man Ray [tot 18/8]
q ‘Painting for Eternity. The Tombs of
Paestum’ [tot 28/9]

Nationalgalerie im Hamburger Bahnhof
Invalidenstrasse 50-51 – 030.39.78.34.11
di-vr 10-18u za-zo 11-18u
q ‘Becoming Visible’ – Photographic
Works in the Friedrich Christian Flick
Collection’ / ’Pure Reason’ – Anna &
Bernhard Blume [10/8] q ‘Reset. Works
from the Sammlung Marx’ [tot 17/8]
q ‘Von Explosionen zu Ikonen’ – Alicja
Kwade / ’Lighter’ – Wolfgang Tillmans
[tot 24/8] q ‘Weggefährten’ – Ayse
Erkmen [13/9 tot 11/1]

Akademie der Künste
Pariser Platz – 030.20.057-0
di-zo 11-20u
q ‘1968. Die unbequeme Zeit.
Fotografien von Michael Ruetz’ [tot 27/7]

Bonn

Bonner Kunstverein
Hochstadenring 22 – 0228.69.39.36
di-zo 11-17u do 11-19u
q ‘Eine Bessere Welt’ – Tue Greenfort,
San Keller, Klaus Weber / ‘Fikret Atay:
Theoretician’ /’Balancing the Wrong and
the true…’ – Thomas Baumann / Anne
Collier [tot 17/8] q Ryan Gander [30/8
tot 2/11]

Kunst- und Ausstellungshalle
Friedrich Ebert-Allee 4 – 0228.91.71.200
di-wo 10-21u do-zo 10-19u
q ‘Temple Treasures of a Sacred
Mountain. Daigo-ji – the Secret
Buddhism in Japan’ [tot 24/8] 
q ‘From Gerhard Richter to Rebecca
Horn’ [tot 31/8] q ‘Rome and the
Barbarians – Europe during the
Migration Period’ [22/8 tot 7/12]

Kunstmuseum Bonn
Friedrich-Ebertallee 2 – 0228.77.62.60
di-zo 10-18u
q ‘Gülsün Karamustafa, Bosphorus
1954’/’1001 Nacht – Arabian Nights.
Early slides and videos from the collecti-
on of the Kunstmuseum Bonn’ [tot 3/8]
q ‘Verdacht’ – Christoph Rütimann [tot
24/8] q ‘Who knows Anna Selbdritt?’ –
Georg Baselitz [tot 31/8]
q ‘Discontinuity, paradox and precision’
– Jürgen Partenheimer & ‘The
Partenheimer Project’ – Kevin Volans
[21/8 tot 9/9]

Dortmund

Museum am Ostwall
Ostwall 7 – 0231/502.32.47
di-wo-vr-zo 10-17u do 10-20u za12-17u
q ‘Komplex’ [tot 10/8] q ‘Meine Stadt’
[tot 24/8] q Barbara Hlali [4/9 tot 4/1]

Dresden

Deutsches Hygiene-Museum
Lignerplatz 1 – 0351.484.61.02 
di-zo 10-18h
q ‘Glück – welches Glück. An exhibition
on Happiness, luck and fortune’ [tot 2/11]

Duisburg

MKM – Museum Küppersmühle für
Moderne Kunst
Philosophenweg 55 – 0203.30 19 48.11
wo 14-18u do 11-18u za-zo 11/18u
q ‘Nur für dich und mich’ – Kuno
Gonschior [tot 7/9]

Wilhelm-Lehmbruck-Museum
Friedrich-Wilhelm-Strasse 40
0203.283.26.30
di-za 11-17u zo 10-18u
q ‘Das Lehmbruck Museum 1964 –
1987. Foto-Zyklus’ – Bernd Kirtz [tot
20/7] q ‘Digitale Raumkunst’ [tot 14/9]
q , ... und ewig droht der Baggerzahn’
[tot 19/10]

Düsseldorf

K21, Kunstsammlung Nordrhein-
Westfalen
Ständehausstrasse 1 – 0211.83.81.600
di-vr 10-18u za-zo 11-18u
q Eija-Liisa Ahtila [tot 17/8]
q ‘Passing Through’ – Joe Scanlan [tot
5/10]

KIT – Kunst im Tunnel
Mannesmannufer 1b – 0049.211.8920.769
di-za 12-19u zo 11-18u 
q ‘video Koop’ [tot 27/7]
q ‘Spiegelbild’ [16/8 tot 19/10]

Kunsthalle Düsseldorf
Grabbeplatz 4 – 0211.899.62.43
di-za 12-19u zo 11-18u
q Meuser [tot 20/7] q ‘Parkhaus’ [10/8
tot 21/9]

Kunstverein für die Rheinlande und
Westfalen
Grabbeplatz 4 – 0211.32.70.23
di-zo 14-21u
q ‘The Similar and the Possible – Levels
of enactment’ – Eske Schülters [tot
20/7] q ‘Die Wahrnehmung von Ideen
führt zu neuen ideen (#21)’ [2/8 tot 28/9]

Museum Kunst Palast
Ehrenhof 5 – 0211.89.962.60
di-zo 11-18u
q ‘Fragile Beauty. Glass in Art’ –
Beckmann, Bourgeois, Cragg, Dalí, Dix,
Monet, Richter … [tot 31/8] q ‘Spot on’
– Wolfgang Tillmans, Joseph Beuys, Felix
Droese, Marta Klonowska, Sandra
Vásquez de la Horra, zero [tot 9/11]

Esslingen

Galerie der Stadt Esslingen
Pulverwiesen 25 – 0711.35.12.24.61
di 11-20u wo-zo 11-18u
q ‘Sammlung Rolf Ricke’ [17/8 tot 5/10]

Hoe uw tentoonstellingsgegevens opgenomen kunnen worden in de
agenda…

De tentoonstellingsagenda bestaat uit een Belgisch, een Nederlands en
een Europees gedeelte. Per land is de informatie alfabetisch naar plaats-
naam, en per plaatsnaam alfabetisch naar de naam van de tentoonstel-
lingsruimte gerangschikt.

De agenda bevat informatie van musea, kunststichtingen, culturele cen-
tra, galeries en alternatieve ruimten… Initiatieven van openbare instellin-
gen en adverteerders in De Witte Raaf worden gratis in de agenda opgeno-
men, zelfs als slechts eenmaal per jaar geadverteerd wordt. Andere initia-
tieven worden vermeld indien overgegaan wordt tot een steunabonnement
voor zes vermeldingen (50,00 EUR) of een abonnement voor eenmalige
vermeldingen (20,00 EUR). Stortingen van Belgische tentoonstellingsruim-
ten dienen te worden verricht op het rekeningnummer 422-2181611-46.
Stortingen van Nederlandse op het rekeningnummer 78.49.28.835. De
opname in de agenda betreft de naam van de instelling, het adres, het
telefoonnummer en de openingsuren. De gegevens (de titel van de ten-
toonstelling(en), de naam van de kunstenaar(s) en het genre van het
werk) hebben enkel betrekking op de periode die de aflevering van
De Witte Raaf beslaat en bestaan uit maximaal 100 tekens.
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Frankfurt

Deutsches Filmmuseum
Schaumainkai 41 – 069.21.23.88.30
di-do-vr 10-17u / wo-zo 10-19u
q ‘Anime! High Art – Pop Culture [tot
17/8]

Schirn Kunsthalle Frankfurt
Am Römerberg – 069.29.98.82.20
wo-do 10-22u di-vr-za-zo 10-19u
q ‘Captain Buddha’ – Terence Koh / 
‘10 000 stones’ – Michael Sailstorfer
[tot 31/8] 
q ‘Total Enlightenment. Moscow
Conceptual Art 1960 – 1990’ [tot 14/9]

Museum für Angewandte Kunst
Schaumainkai 17 – 069.21.23.40.37
di-zo 10-17u wo 10-19u
q ‘Fragile. Die tafel der Zaren und das
Porzellan der Revolutionäre’ [tot 31/8]
q ‘Waechtersbacher Keramik. Spiel von
Haut und Körper’ [tot 14/9] 
q ‘Von Istanbul bis Mogulindien.
Meisterwerke aus der Sammlung’ [tot
…]

Frankfurter Kunstverein
Markt 44 – 069.219.31.40
di-vr 12-20u za-zo 11-18u
q ‘The Great Transformation – Kunst
und taktische Magie’ / 10 Reasons To Be
A Member #16 Trompe-l’oeil Polizei’
[tot 7/9]

Städel Museum
Dürerstrasse 2 – 069.60.50.98. 234
di,vr,zo 10-18u wo,do 10 -21u 
q ‘The Magic of Things. Still Life
Painting 1500 – 1800’ [tot 17/8]
q ‘Parmigianino and his circle. Prints
from the Baselitz Collection’ [tot 7/9]
q ‘8 Bronzes’ – Max Beckmann / ‘Real.
Portrait from a corporate collection of
DZ Bank’ – Gursky, Hockney, Merz, Ruff
.../ ‘Focus on. Master of the Housebook:
St. Jerome, (St. Jerome in his Study)
1480’ [tot 21/9]

Museum für Moderne Kunst
Domstrasse 10 – 069.212.304.47
di-zo 10-17u wo 10-20u
q Bernard Buffet/Miroslav Tich? [tot
3/8] q ‘Cocoon/Frankfurt’ – Andreas
Gursky [tot 17/8]

Freiburg

Kunstverein Freiburg
Dreisamstrasse 21 – 0761.349.44
di-zo 11-17u
q Ergin Çavusoglu [tot 10/8]
q Federico Herrero [12/9 tot 9/11]

Hamburg

Deichtorhallen
Deichtorstrasse 1/2 – 040.32.10.32.50
di-zo 11-18u
q ‘Peter Fischli & David Weiss
Retrospektive’ [tot 31/8] 
q ‘F.C. Gundlach. Das fotografische
Werk’ [tot 9/9]

Hamburger Kunsthalle
Glockengießerwall – 040/24.86.26.12
di-zo 10-18u do 10-19u
q ‘Mark Rothko. The Retrospective’ /
’Recent Works’ – Hiroyuki Masuyama
[tot 24/8] q ‘The Mirror of Secret
Desires. Still Lifes from Five Centuries’
[tot 5/10]

Hannover

Kestner Gesellschaft
Goseriede 11 – 0511.32.70.81
di-zo 10-19u do 10-21u
q ‘Back to Black. Black in current pain-
ting’ [tot 10/8] q ‘Alles gleich schwer’ –
Helmut Lang [31/8 tot 2/11]

Kunstverein Hannover
Sophienstrasse 2 – 0511.32.45.94
di-zo 11-17u wo 11-21u
q ‘Northern Lights – 84th Fall
Exhibition’ [tot 17/8] 
q Leigh Bowery [30/8 tot 26/10]

Herford

Museum MARTa Herford
Goebenstrasse 1-5 – 021.99.44.30.0
di-zo 11-18u
q ‘Ad Absurdum. Energieen des
Absurden – von der Klassischen Moderne
zur Gegenwart’ / ’Die Hände der Kunst’
[tot 27/7] 
q ‘Christopher Dresser. Ein Pionier des
modernen Designs’ / ‘Robert Devriendt.
Die Geschichte eines Jägers’ [16/8 tot
28/9] 
q ‘rauten traurig’ – Thomas Huber [16/8
tot 5/10]

Karlsruhe

Badischer Kunstverein
Waldstrasse 3 – 0721.28.226
di-vr 11-19u za-zo 11-17u
q Judith Hopf / ‘Pavilion. Video- und
Zeitschriftenarchiv’ [tot 7/9]

Kleve

Museum Kurhaus Kleef
Tiergartenstrasse 41 – 02821.75.010
di-zo 11-17u
q ‘Nieuwe aspecten – De Collectie
hedendaagse kunst’ / ’Das Rijksmuseum
in Deutschland – Meisterwerke mittelal-
terlicher Skulptur’ [tot 7/9]

Köln

Kölnischer Kunstverein
Die Brücke, Hahnenstrasse 6
0221.21.70.21 di-zo 13-19u
q ‘Puberty in Teaching’ – Michael
Krebber [tot 28/9]

Museum Ludwig
Bischofsgartenstraße 1
0221.221.223.79
di-zo 10-18u 
elke 1ste vrij/maand 10-22u
q ‘Nivea and Nivea’ – Gerald Domenig
[tot 10/8] 
q ‘Özurfa’ – Matti Braun [tot 31/8] 
q ‘The-chicken-and-egg-no-problem wall
painting’ – Tobias Rehberger [tot 21/9]
q ‘Hitler blind and Stalin lame. Marinus
and Heartfiefd – Political Photo-
montages of the 1930s’ [9/8 tot 19/10]
q ‘Monotypes’ – David Shrigley [tot
9/11]

SK Stiftung Kultur
Im Mediapark 7 – 0221.226.24.33
di 12-20u do-ma 12-17u
q ‘Man Ray und L. Fritz Gruber – Jahre
einer Freundschaft 1956 bis 1976’ /
‘Photographische Arbeiten aus der
Sammlung Garnatz’ – Sigmar Polke [tot
31/8]

Wallraf-Richartz-Museum
Martinstrasse 39 – 0221.221.221.19
di 10-20u wo-vr 10-18u za-zo 11-18u
q ‘Rembrandt, a youthful dream – the
Cremer Collection’ [tot 5/10]

Krefeld

Haus Esters
Wilhelmshofallee 97 – 02151/77.00.44
di-zo 11-17u
q ‘Kiki Smith, Her Home’ [tot 24/8]

Kaiser Wilhelm Museum
Karlsplatz 35 – 02151.975.58-0
di-zo 11-17u
q ‘Zidanes Melancholie’ [tot 27/7]
q ‘Dead End’ [28/8 tot 5/10]

Museum Haus Lange
Wilhelmshofallee 91 – 02151.77.00.44
di-zo 11-17u
q ‘Video déjà vu? The early years of
video art as reflected in the collection’
[tot 21/9]

Leverkusen

Museum Morsbroich Leverkusen
Gustav-Heinemann-Strasse 80
0214.855.56-29
di 11-21u wo-zo 11-17u
q ‘Kavalierstart 1978-1982. Aufbruch in
die Kunst der 80er’ – Robert Gober, John
Baldessari, Dan Graham, Martin
Kippenberger, Richard Prince … [tot
20/7] q Jan Albers / Jens Ullrich [20/8
tot 28/9]

Mönchengladbach

Museum Abteiberg
Abteistrasse 27 – 02161/25.26.31
di-zo 10-18u
q ‘Painting’ – Joanne Greenbaum [tot
24/8] q ‘Public Works’ – Rita McBride
[14/9 tot 16/11]

München

Alte Pinakothek
Barer Strasse 27 – 089.23.80.52.16
di-zo 10-17u do 10-20u
q ‘Ulrich Loth. Zwischen Caravaggio
und Rubens’ [tot 7/9]

Haus der Kunst
Prinzregentenstrasse 1 – 089.211.27.115
ma-zo 10-20u do 10-22u
q ‘Parrworld’ – Martin Parr [tot 17/8]
q ‘The trial of strength. 22 years art
academy of fine arts: Munich’ [tot 31/8]
q ‘Travelling ‘70-’76’ – Robert
Rauschenberg [tot 14/9] q ‘stop, repair,
prepare. Variations on ‘ode to joy’ for a
prepared piano’ – Allora & Calzadilla
[tot 14/9]

Lehnbachhaus Städtische Galerie
Luisenstraße 33 – 089/23.33.20.00
di-zo 10-18u
q ‘1972’ – Sarah Morris [26/4 tot 3/8]
q ‘Rythmus 21 – Positionen des
Abstrakten’ [tot 14/9] q ‘Favoriten 08’
[tot 21/9] q ‘Der Blaue Reiter im 21.
Jahrhundert’ [tot 1/1]

Pinakothek der Moderne / Neue
Pinakothek
Barer Strasse 40 – 089.23.805118
di 10-20u wo-zo 10-17u
q ‘Your Mobile Expectations: BMW
H2R Project’ – Olafur Eliasson [tot
20/7] q ‘Julian Göthe im Rahmen von
Festspiel+’ [tot 31/7] 
q ‘Die Neue Sammlung. Design in der
Pinakothek der Moderne’/Benjamin
Bergman [14/9]
q Sep Ruf (1908 – 1982) [tot 21/9]
q ‘In der Hölle der Gemütlichkeit.
Deutsche Genre- und Salonmalerei 19.
Jahrhundert’ [tot 30/9] 
q ‘Female Trouble. Die Kamera als
Spiegel und Bühne weiblicher
Inszenierungen’ [17/7 tot 26/10]

Städtische Galerie im Lenbachhaus
und Kunstbau München
Luisenstrasse 33 – 089.233.320.02
di-zo 10-18u
q ‘Sarah Morris – 1972’ [tot 3/8]
q ‘Rhythmus 21. Positionen des
Abstrakten’ [tot 14/9] 
q ‘Kubus: Favoriten 08 / K2AO prebohe-
mia, Sorry Now. Eine Oper in mehreren
Akten’ / ‘Kunstbau: Favoriten 08 – K2AO
…’ [tot 21/9] 
q ‘Der Blaue Reiter im 21. Jahrhundert’
[tot 1/1]

Villa Stuck
Prinzregentenstraße 60
089.45.55.51.25 wo-zo 11-18u
q ‘Die Münchner Secession 1892-1914’
[tot 14/9]

Münster

Westfälisches Landesmuseum für
Kunst und Kulturgeschichte
Domplatz 10 – 0251.59.07.01
di-zo 10-18u
q ‘Masken im Sumpf. Werke der 30er
und 40 er Jahre’ – Hubert Berke [tot
17/8]

Nordhorn

Städtische Galerie Nordhorn
Alte Weberei, Vechteaue 2 –
05921/97.11.00
di-vr 14-17u za 14-18u zo 11-18u
q ‘Kunstpreis der Stadt Nordhorn 2008’
[6/9 tot 19/10]

Nürnberg

Kunsthalle Nürnberg
Lorenzer Straße 32 – 0911.231.24.03
di-zo 10-17u wo 10-20u
q ‘Das Gelände’ [tot 31/8]

St. Georgen

Kunstraum Grässlin
Museumstrasse 2 – 07724.859.82.97
za-zo 12-18u
q Martin Kippenberger [tot 4/1]

Stuttgart

Württembergischer Kunstverein
Schlossplatz 2 – 0711.22.33.70
di-zo 11-18u wo-do 11-21u
q ‘Either Neither Nor Or’ – Ignasi
Aballi, Sven Augustijnen, Enrico David,
David Lamelas, Renzo Martens, Gail
Pickering, Emily Wardill, John Wood &
Paul Harrison [tot 3/8] q ‘Wild Signals.
Artistic Positions between Symptom and
Analysis’ – Corinne May Botz, Sorel
Cohen, Martin Dammam, Charles
Gaines, Jana Gunstheimer, Susan Hiller,
Joachim Koester, Joshua Mosley, Pablo
Pijnappel, Tim Roda, Kevin Schmidt
[13/9 tot 9/11]

Weil am Rhein

Vitra Design Museum
Charles Eamesstraße 1 – 07621.70.22.00
di-vr 14-18u za-zo 11-17u
q ‘Leven onder de Halve Maan. De
woonculturen van de Arabische wereld’
[tot 31/8] q ‘Designing Dubai: De ont-
wikkeling van een 21ste eeuwse cultuur’
[tot 14/9]

Wolfsburg

Kunstmuseum Wolfsburg
Hollerplatz 1 – 05361.266.90
wo-za 11-18u di,zo 11-20u
q ‘Rückkehr zum Aufbruch. Fotografien
1949 – 1973’ – Heinrich Heidersberger
[tot 21/9]

Kunstverein Wolfsburg
Schloss Wolfsburg – 05361.674.22
q ‘Village People’ [tot 7/9]

Wuppertal

Von der Heydt-Museum
Turmhof 8 – 0202.563.62.31
di-zo 10-17u do 10-21u
q Hans von Marées [tot 14/9]

Frankrijk
Altkirch

Crac Alsace
Rue du Château 18 – 03.89.08.82.59
di-vr 10-18u za-zo 14-19u
q ‘Some Magical Clangs’ – Su-Mei Tse
& Virginie Yassef / ‘project room: Beat
Lippert’ [tot 14/9]

Avignon

Collection Lambert
Rue Violette 5 – 04.90.16.56.20
di-zo 11-18u
q Douglas Gordon [tot 15/10]

Carquefou

Frac des Pays de la Loire
La Fleuriaye – 02.28.01.50.00
wo-vr 12-18u za-zo 15-19u
q ‘Instantané (69)’ – Anne-Lise Coste
[tot 31/8] q Tatiana Trouvé [tot 12/10]

Dijon

Le Consortium, centre d’art
contemporain
Rue de Longvic 37 – 03.80.68.45.55
di-za 14-18u
q ‘Lay of the Land’ – Rachel Harrison
[tot 21/9] q Yayoi Kusama [23/8 tot
19/10]

Dunkerque

Frac Nord-Pas de Calais
Avenue de Rosendaël 930
03.28.63.63.13 di-za 10-18u
q ‘Decollecting 2. On collections as star-
ting point for artistic research’ – Peggy
Buth, Marjolijn Dijkman, Corey Escoto,
Vesna Pavlovic, Peter Piller [tot 20/9]

Grenoble

CNAC Magasin
Cours Berriat 155 – 04.76.21.95.84
di-zo 14-19u
q ‘Sunset’ – Andro Wekua / ’I Love the
Horizon’ – Rita Ackermann, Luis Buñuel,
Seth Price, Richard Prince, Martin
Kippenberger ... / ‘Session 17. Ecole du
Magasin. Presentation of the research
project’ [tot 25/8]

Musée de Grenoble
Place de Lavalette 5 – 04.76.63.44.44
wo-ma 11-19u
q ‘Colletion d’Art Africain’ – Bambara,
Lobi, Senoufa, Yoruba, Koto [tot 31/8]
q Wolfgang Laib [tot 28/9]

Lille

Palais des Beaux-Arts
Place de la République – 03.20.06.78.00
wo-zo 10-18u vr 10-19u ma 14-18u
q ‘Les Caprices de Goya’ [tot 28/7]

Lyon

Musée des Beaux-Arts de Lyon
Place des Terreaux 20 – 04.72.10.17.40
wo-ma 10u30-18u
q Armand Avril/’Dessins italiens. 68
dessins, réalisés par des artistes italiens
entre le XVe et XIXe siècle’ [tot 29/9]

Marseille

Frac Provence-Alpes-Côte d’Azur
Place Francis Chirat 1 – 04.91.91.27.55
ma-za 10-12u30 14-18u
q ‘Miroir Miroir – La traversée des
apparences’ – Alice Anderson [tot 23/8]

Metz

Frac Lorraine
Hôtel St-Livier, Rue des Trinitaires 1
03.87.74.20.02 wo-zo 11-19u
q ‘You are my mirror 2: Les
Lendemains n’ont pas chanté’ –
Deimantas Narkevicius, Gintaras
Didziapetris’ [tot 19/10]

Mouans-Sartoux

Espace de l’Art Concret
Chateau de Mouans-Sartoux
04.93.75.71.50 wo-ma 11-18u
q ‘Does Speed have a Limit? Ferrari as
seen by Michel Comte’ [tot 7/9]

q ‘From the Garden to the Cosmos’ –
Robert Barry, Robert Smithson,
Wolfgang Laib, Joseph Beuys, Giuseppe
Penone … [tot 4/1]

Nice

Villa Arson
Avenue Stephen Liégeard 20
04.92.07.73.80 di-zo 14-19u
q ‘What the Hell happened to this
Music ?’ – Arnaud Maguet & guests /
‘Super sans-plomb 08. Exposition des
diplômés de la Villa Arson en 2008 [tot
28/9]

Noisy-le-Sec

La Galerie – Centre d’Art Contemporain
Rue Jean–Jaurés 1 – 0033.149.42.67.17
ma-vr 14-18h / za 14-19h
q ‘Fables du doute / Tales of Disbelief’
[tot 26/7]

Paris

Centre Culturel Suisse
Rue des Francs-Bourgeois 32-38
01.42.71.38.38 wo-zo 14-19u
q ‘Nieves Library’ / ’John Armleder:
Jacques Garcia’ / Project room: Nieves
Library [tot 28/9] 
q ‘Design: Les plus beaux livres suisses’
[3/9 tot 3/1]

Centre Pompidou
Place Georges Pompidou
01.44.78.12.33 wo-ma 11-21u
q ‘Traces du sacré’ [tot 11/8]
q Dominique Perrault / Miroslav Tich?
[tot 22/9] 
q Tatiana Trouvé / Jean Gourmelin [tot
29/9] 
q Georges Rouault [tot 13/10]

Fondation Cartier
Boulevard Raspail 261 – 01.42.18.56.50
di-zo 12-20u
q ‘César, anthologie par Jean Nouvel’
[tot 26/10]

Galerie Jérôme de Noirmont
Avenue Matignon 38 – 01.42.89.89.00
ma-za 11-19u
q ‘Icônes’ – Bettina Rheims [tot 16/7]

Galeries Nationales du Grand Palais
Avenue du Général Eisenhower 3
01.44.13.17.17
wo 10-22u do-ma 10-20u
q ‘Volcans, Séismes et tsunami 
[tot 24/8] 
q ‘Le termite et la fourmi’ [tot 31/8]

Jeu de Paume
Place de la Concorde 1 – 01.47.03.12.41
di 10-13u woe 10-13u 14u30-18u30 do
14u30-18u30
q ‘La seconde est partie la première’ –
Virginie Yassef / ’Photographs 1946-
2004’ – Richard Avedon [tot 28/9]

La Maison Rouge – Fondation Antoine
de Galbert
Boulevard de la Bastille 10
01.40.01.08.81
wo-zo 11-19u do 11-21u
q ‘Les inspirés’ – Augustin Lesage et
Elmar Trenkwalder [tot 7/9]

Le Plateau – Frac Ile de France
Rue des Alouettes 33 – 01.53.19.84.10
wo-vr 14-19u za-zo 12-20u
q ‘L’argent’ – Fikret Atay, Gabriel
Orozco, Felix Gonzalez-Torres, Wim
Delvoye, Michel François, Sylvie Fleury,
Hans-Peter Feldmann … [tot 17/8]
q David Maljkovic [19/7 tot 17/8]

Musée du Louvre
Quai du Louvre 34-36 – 01.40.20.50.50
do-zo 9-18u ma & wo 9-21u45
q ‘Marie d’Orléans, 1813-1839.
Princesse et artiste romantique’ [tot
21/7] q ‘Dessins du Louvre: Pierre
Mignard, 1612 – 1695’ [tot 1/9]

Palais de Tokyo
Avenue du Président Wilson 13
01.47.23.38.86 dagelijks 12-24u
q Ludovic Poulet [tot 31/7]
q ‘SUPERDROME. Solo: Fabien Giraud
& Raphael Siboni. Jonathan Monk.
Arcangelo Sassolino. Daniel Firman.
Christophe Büchel’ / Yann Sérandour /
Lina Jabbour Carole Manaranche [tot
24/8] 
q ‘Hotel Everland’ – Sabina Lang –
Daniel Baumann [tot 31/12]

Musée d’Orsay
Rue de la Légion d’Honneur
01.40.49.48.84 di-zo 10-18u
q ‘The Image Revealed: First British
photographs on paper in Great Britain
(1840-1860)’ / ‘The French
Daguerreotype’ / ‘Watercolours’ [tot 7/9]
q ‘Correspondances: Christian Jaccard /
George Hendrik Breitner –  Konrad
Klapheck / Gustave Moreau’ [tot 14/9]

Quimper

Le Quartier
10 Esplanade François Mitterand
02.98.55.55.77
di-za 10-18u zo 14-17u
q ‘Nos Réalités’ – Taysir Batniji, Ville
Lenkkeri, Yvan Salomone, Lena & Viktor
Vorobyev [28/6 tot 12/10]

Reims

Frac / Fonds Régional d’ Art
Contemporain Champagne-Ardenne
1, Place Museux – 03.2605.7832
di-zo 14-18u
q ‘Shadow’s Moon’ – Ann Craven / ’En
Abrégé’ – Aurélien Froment [tot 21/9]

Sotteville-lès-Rouen

Frac Haute-Normandie
3, place des Martyrs-de-la-Résistance –
02.35.72.27.51
wo-zo 13u30-18u30
q Damien Cabanes [tot 20/7]

Thiers

Le Creux de l’Enfer Centre d’art
contemporain
Vallée des Usines – 04.73.80.26.56
ma wo-vr 10-12u 14-18u za-zo 14-19u
q Lili Dujourie – Mounir Fatmi [tot
14/9]

Tourcoing

Musée des Beaux Arts
Rue Paul Doumer 2 – 03.20.28.91.60
wo-ma 13u30-18u
q ‘Son of ...’ – Thomas Zipp, Andrea
Hoffer, André Butzer, Guillaume Bruère,
Eugène Leroy, Thomas Helbig, Marcus
Selg [tot 22/9]

Île de Vassivière

Centre International d’Art et du
Paysage
Île de Vassivière – 0555.69.27.27
di-vr 14-18u za-zo 11-13u / 14-18u
q ‘Massive centrale’ – Hubert Duprat
[tot 25/10]

Vitry-Sur-Seine

MAC/VAL
Place de la Libération – 01.43.91.64.20
di-vr 12-19u do 12-21u
q ‘Toute la Collection du frac Île de
France’ [tot 31/8]

Groot-Brittannië
Cornwall

Tate Gallery St Ives
St Ives – 01736.79.65.43
di-zo 10u30-17u30
q Adam Chodzko / ‘Down of a Colony:
St Ives 1811-1888’/Modernism in St
Ives [tot 21/9]

Leeds

Henry Moore Institute
The Headrow 74 – 0113.234.31.58
dagelijks 10-17u30 wo 10-21u
q ‘The Object Quality of the Problem:
The Space of Israel Palestine’ [tot 27/7]
q ‘Prospects and Interiors: Sculptors’
drawings [tot 24/8] q ‘Henry Moore:
Master Printmaker – A Major Tour of
Russia’ [tot 1/1]

Liverpool

Tate Gallery Liverpool
Albert Dock – 0151.709.32.23
di-zo 10-18u
q ‘Painting, design and modern life in
Vienna 1900’ – Gustav Klimt [tot 31/8]
q ‘DLA Piper Series: The Twentieth
Century: How it looked & how it felt’
[tot 1/4]

London

British Museum
Great Russell Street – 020.7323.8000
za-woe 10-17u30 do-vr 10-20u30
q ‘Fascination with Nature: Birds, flo-
wers and insects in Chinese art’ [13/9
tot 5/8] q ‘Reflecting on Modern Japan.
Photobook from the post-war period’
[13/9 tot 10/8] q ‘The American Scene:
Prints from Hopper to Pollock’ [tot 7/9]
q ‘Icons of Revolution. Mao badges then
and now’ [tot 14/9] q ‘Hadrian. Empire
and Conflict’ [24/7 tot 26/10]

Camden Arts Centre
Arkwright Road – 020.74.72.55.00
di-do 11-19u vr-zo11-17u30
q Chantal Akerman / Anja Gallaccio [tot
14/9]

Institute of International Visual Arts
6-8 Standart Place, Rivington Street –
020.77.29.96.16 ma-vr 9u30 tot 17u30
q ‘Mirror Image’ – Oscar Muñoz [tot 27/7]

Royal Academy of Arts
Piccadilly – 0171.439.74.38
ma-zo 10-18u
q ‘Nature and Architecture’ – Kengo
Kuma [tot 12/8] q ‘Summer exhibition
2008’ [tot 17/8] q ‘The Poetry of
Silence’ – Vilhelm Hammershoi’ [tot 7/9]
q ‘The Young Lion: Early Drawings by
John Frederick Lewis RA (1804-1876)’
[tot 26/10] q ‘From All Walks of Life.
Genre Painting from the Royal Academy
Collection’ [tot 7/12]

Tate Britain
Millbank – 020.78.87.80.08
dagelijks 10-17u50
q ‘Art Now: Alan Michael’ [tot 20/7]
q ‘Tales from Studio International’ /
’This is that Place’ – Mitra Tabrizian [tot
10/8] q ‘The Lure of the East: British
Orientalist Painting’ [tot 31/8]
q ‘Together Now’ – Nahnou [tot 7/9]
q ‘Art Now: Juneu Projects’ [tot 26/10]
q ‘The Duveen Galleries Commission
2008. Work No 850. ‘ – Martin Creed
[tot 16/11] q Francis Bacon [11/9 tot 4/1]

Tate Modern
Bankside – 020.78.87.86.87
vr-za 10-22u zo-do 10-18u
q ‘H-Box’ [3/7 tot 17/8] q ‘Level 2
Gallery: 9 Scripts from a Nation at War’/
’Street Art’ [tot 25/8] q ‘Street &
Studio: An Urban History of
Photography’ [tot 31/8] q ‘Cycles and
Seasons’ – Cy Twombly [19/6 tot 14/9]
q ‘Sign and Texture’ [tot 19/10]

Whitechapel Art Gallery
80 Whitechapel High Street
020.75.22.78.88
di-zo 11-17u wo 11-20u
q Wang Jianwei & Ali Kazma [tot 17/8]
q ‘The Street’ – Shimabuku [17/7 tot 7/9]

Luxemburg
Luxembourg

Casino Luxembourg Forum d’Art
Contemporain
Rue Notre-Dame 41 – 02.22.50.45
wo-ma 10-18u
q ‘Don’t worry, be curious’ [tot 14/9]

Nederland
Almelo

Stichting Het Torentje
Egbert Gorterstraat – 0546.53.11.12
ma-zo 24u op 24u
q ‘Ruis / White Noise’ – Roland
Schimmel [tot 21/9]

Almere

Museum De Paviljoens
Odeonstraat 5 – 036.537.82.82
wo za-zo 12-17u do-vr 12-21u
q ‘Localismus –  Observaties van
Richard Wentworth, Marjolijn Dijkman,
Enough room for Space, Eric Van Hove
… [tot 19/10]

Amersfoort

Mondriaanhuis
Kortegracht 11 – 033/462.01.80
di-vr 10-17u za-zo 14-17u
q ‘Landschap van Herinneringen’ –
Armando [tot 12/10] q ‘Waarheid en
waarneming: werk van Monika Buch’ /
’In huis. Selectie uit collectie: ruime
selectie van geometrish abstracte wer-
ken’ [tot 19/10]

Amstelveen

Cobra Museum voor Moderne Kunst
Sandbergplein 1-3 – 020.547.50.38
di-zo 11-17u
q ‘Gewoon Anders’ [tot 21/9]

Museum Jan van der Togt
Dorpsstraat 50 – 020.641.57.54
do-zo 13-17u
q Kees van Bohemen [4/9 tot 12/10]

Amsterdam

Amsterdams Historisch Museum
Kalverstraat 92 – 020.523.18.22
ma-vr 10-17u za-zo 11-17u
q ‘Amsterdam & de Oranjes’ [tot 31/8]
q ‘Beerputten’ [tot 31/12]

Art Singel 100
Singel 100 – 020.625.77.64
wo-za 13-17u30 1ste zo/maand 14-17u
q Sadik Kwaish Alfraji [6/9 tot 28/9]

Bijbels Museum
Herengracht 366 – 020.624.24.36
ma-za 10-17u zo 13-17u
q ‘Binnenstebuiten – jongeren en reli-
gie’ [tot 4/1]

Bureau Amsterdam SMBA
Rozenstraat 59 – 020.422.04.71
di-zo 11-17u
q ‘Beyond Paradise’ – Patricia
Esquivias, Hans-Peter Feldmann,
Mustafa Hulusi, Arnout Killian, Matthieu
Laurette, Sascha Pohle, Lisi Ponger,
Erkan Özgen & Sener Özmen, Bik Van
der Pol [20/7 tot 7/9]

De Appel
Nieuwe Spiegelstraat 10
020.625.56.51
di-wo+zo 11-18u do-za 11-23u
q ‘... In The Cherished Company of
Others …’ – Marc Camille Chaimowicz –
Alexis Vaillant / ‘No More Reality, Step
3: Shared Folder’ [tot 7/9]

De Brakke Grond
Nes 45 – 020.622.90.14
di-za 10-20u30 zo 13-17u
q ‘Kopie – Documented Now!’ – Gerrit
Rietveld Academie
Amsterdam/Hogeschool Sint-Lukas
Brussel’ [tot 25/7]

De Nieuwe Kerk
Dam – 020.626.81.68 ma-zo 10-18u
q ‘Black is beautiful. Rubens tot Dumas’
[26/7 tot 26/10]

Fonds voor de beeldende kunsten,
vormgeving en bouwkunst – BKVB
Brouwersgracht 276 – 020.523.15.23
ma-vr 10-17u
q ‘Power of Place’ [tot 28/9]

Fotografie Museum Amsterdam (Foam)
Keizersgracht 609 – 020.551.65.00
dagelijks 10-17u do-vr 10-21u
q Domingo Milella – Paesaggi [tot
31/8] q Kors van Bennekom [tot 14/9]
q ‘Chemises’ – Malick Sidibé [tot 15/10]

Galerie Fons Welters
Bloemstraat 140 – 020.423.30.46
di-za 13-18u
q ‘The Last Smoking Flight’ – Gabriel
Lester [6/9 tot 11/10]

Galerie Paul Andriesse
Withoedenveem 8 – 020.623.62.37
di-vr 11-18u za 14-18u
q Dwight Marica [tot 22/8] q Michael
Landy [30/8 tot 18/10]

Hermitage Amsterdam
Nieuwe Herengracht 14  
020.530.87.55 dagelijks 10-17u
q ‘Images of St Petersburg.
Photography from the 19th century’
[tot 24/8]

Huis Marseille
Keizersgracht 401 – 020.531.89.89
di-zo 11-18u
q ‘Urban Future#2. Stadslandschappen’
– Hans Scholten / Creatures from the
Collection and Other Themes [tot 31/8]

Joods Historisch Museum
Nieuwe Amstelstraat 1 – 0205.310.310
dagelijks 11-17u
q ‘Art of the State – Hedendaagse
Fotografie en videokunst uit Israël’ / 
’De Blauwe Schuit’ – Hendrik Werkman
[tot 30/11]

Museum Het Rembrandthuis
Jodenbreestraat 4 – 020 5200.400
ma-zo 10-17u
q ‘De lachende Rembrandt’ [tot 20/7]
q ‘Horst Janssen. Graficus’ [tot 24/8]
q ‘Grafisch gezelschap De Luis’ [tot
16/11]

Rijksmuseum
Stadhouderskade 42 – 020.674.70.00
ma-zo 9-18u
q ‘Afscheidstentoonstelling Ronald de
Leeuw: een persoonlijke selectie van 40
aanwinsten, verworven tijdens het direc-
teurschap’ [tot 31/8] q ‘Meesterwerk
Titiaan te gast in het Rijksmuseum’ [tot
22/9]

Stedelijk Museum
Oosterdokskade 5 – 020.573.29.11
dagelijks 10-18u do 10-21u
q ‘Docking Station: All That is Solid
Melts Into Air’ – Mark Boulos [tot 20/7]
q ‘Models of Concern’ – Gilian Schrofer
[tot 31/8] q ‘Deep Screen – Art in
Digital Culture. Voorstel tot
Gemeentelijke Kunstaankopen 2008’ /
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‘Tegenwoordigheid van Geest – Een
keuze uit de collectie door Wolfgang
Tillmans / Nieuwe aanwinst: Stedelijk
Room’ / ’The Vincent Award 2008’ –
Francis Alÿs, Liam Gillick, Deimantas
Narkevicius, Rebecca Warren / 
’Snap Judgments: New positions in
Contemporary African Photography’ /
’The Best Dutch Book Designs 2007’
[tot 30/9]

Tropenmuseum
Linnaeusstraat 2 – 020.568.82.00
ma-vr 10-17u za-zo 12-17u
q ‘24 uur Indonesië’ [tot 16/11]

Van Gogh Museum
Paulus Potterstraat 7 – 020.570.52.00
dagelijks 10-18u vr 10-22u
q ‘Stedelijk Museum te gast: Druksels
van Werkman’ [tot 12/10] q ‘Stedelijk
Museum te gast: Malevich’ [tot 9/11]
q ‘In dialoog IV’ [tot 31/12] 
q ‘Vaste Collectie: Vincent Van Gogh en
het Franse stilleven’ [tot 4/1]

Apeldoorn

Cultuur Onder Dak Apeldoorn (CODA)
Vosselmanstraat 299 – 055/526.84.00
ma+do 10-20u30 di-vr 10-17u30 
za 10-17u zo 13-17u
q ‘Holland Papier Biënnale 2008. werk
van internationale papierkunstenaars’
[tot 14/9] 
q ‘De Ontdekking van Nederland: vier
eeuwen landschap door Hollandse mees-
terschilders’ [tot 28/9]
q ‘Hoenderloo, parel van Geluwe’ [7/6
tot 5/10]

Triënnale Apeldoorn
Marktplein 1-3 – 055,580,2690
q ‘Triënnale Apeldoorn 2008 – Herin-
nering en Transformatie’ [11/6 tot 28/9]

Arnhem

Sonsbeek 2008
Park Sonsbeek 
‘Sonsbeek 2008: Grandeur.
Beeldententoonstelling’ [tot 21/9]

mmka – Museum voor Moderne Kunst
Arnhem
Utrechtseweg 87 – 026.351.24.31
di-za 10-17u zo 11-17u
q ‘Onvervangbaar. Sieraden en
Herinnering’ / ‘Vormgeven is Uitvinden.
Zestig jaar vormgeving’ – Riet Neerinckx
[tot 7/9] 
q ‘Sonsbeek 2008: Yasue Maetake &
Lara Schnitger / Carried Away.
Procession in Art’ – Jean Tinguely,
Thomas Hirschhorn, James Ensor, Lucy
Orta, Joseph Beuys [tot 21/9]

Assen

Drents Museum
Brink 1 – 0592/31.27.41
di-zo 11-17u
q ‘Het Terracotta leger van XI’an’ [tot
31/8] q ‘Een wereld in zwart – wit’ –
Bernard Essers [tot 21/9]

Berg en Dal

Afrika Museum
Postweg 6 – 024/684.12.11
ma-vr 10-17u za-zo 11-17u
q ‘Het land van de verbrande gezichten
– foto’s van David van Reen’ [tot 17/8]
q ‘Picha, over Afrikaanse strip. Unieke
overzichtstentoonstelling van 19
Afrikaanse striptekenaars [tot 31/8]

Bergen

Museum Kranenburgh
Hoflaan 26 – 072.589.89.27
di-zo 13-17u
q ‘Fantasie en werkelijkheid in zwart-
wit’ – Bernard Essers / ‘Feest !’ [tot 2/11]

Den Haag

Den Haag Sculptuur 2008
q ‘Freedom – Amerikaanse
Beeldhouwkunst’ [tot 31/8]

Fotomuseum Den Haag 
Stadhouderslaan 43 – 070.338.11.44
di-zo 14-22u
q ‘Empty Paradise. Internationale
Goepstentoonstelling’ [tot 21/9]

Galerie Maurits van de Laar
Herdersstraat 6 – 070/364.01.51
do-zo 12-18u
q ‘Hedendaagse houtsneden’ – Dieter
Mammel, Jan Brokof, Jos de l’ Orme,
B.C. Epker [tot 20/7]

GEM Museum voor Actuele Kunst
Stadhouderslaan 43 – 070/338.11.33
di-zo 14-22u
q Jan Bokma [tot 31/8] q Thorsten
Brinkmann / Sebastian Gögol / ‘De
Armen’ – Martin Eder [tot 5/10]
q Enrique Marty [tot 8/10]

Gemeentemuseum Den Haag – gM
Stadhouderslaan 41 – 070.338.11.11
di-zo 11-17u
q ‘Piet Zwart (1885 – 1977).
Vormingenieur’/Ah Xian [tot 7/9]
q ‘Alice in Wonderland’ – Pat
Andrea/Sandro Chia [tot 28/9]
q ‘100 % Make up’ [tot 12/10]
q ‘Smoking / No Smoking’ [tot 19/10]
q ‘De Ideale Man. Mode voor echte
mannen’/Mondriaan [tot 26/10] 
q ‘Les Nabis. Werk uit de collectie van
Triton Foundation’ [tot 30/11]

Haagse Kunstkring
Denneweg 64 – 070.364.75.85
di-za 12-17u zo 13-17u
q ‘Den Haag Creatief’ [tot 22/7]
q ‘Vingeroefeningen’ [26/7 tot 26/8]

Stroom Den Haag
Hogewal 1-9 – 070.365.89.85
wo-zo 12-17u
q ‘After Neurath: A Safe Place-
International System of Disaster
Pictograms’ [tot 31/8]

Diepenheim

Kunstvereniging Diepenheim
Grotestraat 17 – 0547.35.21.43
di-vr 12-17u za-zo 14u30-17u
q ‘Beelden van Schilders’ – Lisa
Couwenbergh, Gijs Frieling, Ad
Gerritsen, Roland Schimmel [tot 30/7]

Dordrecht

CBK Dordrecht
Voorstraat 180 – 078.631.46.89
wo-za 12-17u
q ‘Museumstraat – Voorstraat. Een bij-
zondere keuze uit de collectie van het
Dordrechts Museum in het CBK
Dordrecht’ [tot 23/8]

Eindhoven

De Overslag
Generaal Bothastraat 7 D
040.281.55.03 do-zo 13-17u
q Dan Geesin [24/8 tot 14/9]

Van Abbemuseum
Bilderdijklaan 10 – 040.238.10.00
di-zo 11-17u do 11-21u
q ‘Living Archive – Mixed Messages’ /
’Be[com]ing Dutch’ [tot 14/9]

Ellewoutsdijk

CBK Zeeland
Fort Ellewoutsdijk, Fortweg 2
0118/61.14.43 ma-vr 9-17u
q ‘De Schepping in 6 + 1 weken.
Tekenestafette’ – Femke Gerestein,
Stefan Kasper, Ko de Kok, Joris Kuipers,
Thijs Persijn, Katrijn Verstegen [tot
15/8] q ‘Rubber Jewelry’ – Nelly van
Nieuwenhuijzen [tot 17/9]

Enkhuizen

Zuiderzeemuseum
Wierdijk 12-22 -0228.35.11.11
di-zo 10-17u
q ‘Director’s Cut’ / ‘My Art, Collectors
share their passion’ / ‘Pyramids of
Makkum’ [tot 2/11]

Groningen

Groninger Museum
Museumeiland 1 – 050.366.65.55
di-zo 10-17u
q ‘Antieke Bronzen – Meesterwerken
uit het Shanghai Museum ihkv de serie
tentoonstellingen: Go China!’ [tot 28/9]
q ‘Tekens aan de wand. Chinees Nieuw
Realisme en Avant-garde uit de jaren ‘80
en ‘90’ [tot 26/10] q ‘Go China! Assen –
Groningen’ [tot 11/11] 
q ‘New World Order – Hedendaagse
Installatiekunst en fotografie uit China’ /
’Video & Installaties’ – Ai Weiwei [tot
23/11]

Haarlem

De Hallen Haarlem – Vleeshal en
Verweyhal
Grote Markt 16 – 023.511.57.75
di-za 11-17u zo 12-17u
q ‘Tevreden Tijd. Aquarellen, tekenin-
gen, schilderijen’ – Anton Pieck [tot
31/8] q Maaike Schoorel / Andro
Wekua [13/9 tot 23/11]

De Vishal
Grote Markt 20 – 023.532.68.56
di-za 11-17u zo 13-17u
q ‘David Mach project. Size Doesn’t
Matter’ [19/7 tot 24/8]

Teylers Museum
Spaarne 16 – 023.531.90.10
di-za 10-17u zo 12-17u
q ‘Geloof in Steen, tekeningen en pren-
ten van o.a. Claude Lorrain, Hendrick
Goltzius, Pieter Saenredam &
Rembrandt’ [tot 24/8] 
q ‘Expeditie Diepzee’ [tot 21/9] 
q ‘De Hemel dichterbij halen. 400 jaar
telescopie in Nederland’ [tot 28/9]

Heerlen

Stadsgalerij Heerlen
Bongerd 18 – 045.577.22.10
di-woe-vr 11-17u do 11-20u 
za-zo 13-17u
q ‘Narkose #02’ – Tjorg Douglas Beer /
‘Welcome Aboard’ – Andrei Roiter / 
‘De Collectie uitgelicht’ – Daan van
Golden [tot 10/8]

Heino/Wijhe

Museum De Fundatie
‘t Nijenhuis 10 – 0572.38.81.88
di-zo 11-17u
q ‘Beuys en Hannema – Kleine
Confrontaties. Tekeningen uit de verza-
meling van Dirk Hannema & tekeningen
van Joseph Beuys’ – Rembrandt,
Boucher, Van Gogh, Matisse, Picasso,
Lucebert & Beuys [tot 31/8]
q ‘Kunstcollectie Isala Klinieken – Met
zorg verzameld’ [tot 31/8]

Hilversum

Museum Hilversum
Kerkbrink 6 – 035.629.28.26
di-za 11-17u zo 12-17u
q ‘Routine. De wereld van de Forens’
[tot 31/8]

Leeuwarden

Fries Museum
Turfmarkt 11 – 058.255.55.01
di-zo 11-17u
q ‘Fryslãn Revisited – Fototentoon-
stelling over naoorlogs Friesland’ –
Andries Deinum / ’De Kleur van
Friesland. Beeldende Kunst na 1945’
[tot 24/8] q ‘Getekend, tekeningen over
de oorlogsjaren. Collectie verzetsmuse-
um en particuliere tekenaars’ [tot 31/8]
q ‘Kabinet Knecht-Drenth: Nije
Volksverhuizing’ – Felix Droese / ’Buro
Leeuwarden: Mark Kent, patronen van
o.a. gedigitaliseerde schilderijen’ [tot
31/8] q ‘25 jaar Argeologysk
Wurkferbân’ [tot 7/9] q ‘Fotomani-
festatie Noorderlicht. Behind Walls –
Het Oostblok vóór 1989’ [7/9 tot 26/10]

Galerie 92 Eewal 92
Jacobijnerkerkhof 11 – 582.13.66.83
vr-zo 10-17u
q ‘Thematentoonstelling: Stadsblik op
Leeuwarden’ [tot 30/8]

Keramiekmuseum Princessehof
Grote Kerkstraat 11 – 058.2.948.957
ma-za 10-17u zo 14-17u
q ‘Expressionist in art nouveau’ – Henri
Breetvelt [tot 31/8] q ‘Innercity’ –
Arnie Zimmerman [tot 28/9]
q ‘Levenswerk 06: Wim Borst’ [tot 4/1]

Maastricht

Bonnefantenmuseum
Avenue Ceramique 250 – 043.329.01.90
di-zo 11-17u
q ‘Collection Vandenhove: Simon
Hantaï’ [tot 1/9] q ‘Peinture sans fin’ –
André Cadere [tot 14/9] q ‘Kunst op
papier – Aanwinsten 1996-2008.
Verworven onder directeur Ronald de
Leeuw’ [tot 12/10] q ‘Shoeshine,
Chocolate Bar en andere bewegende
beelden uit de collectie’ [29/9 tot 31/12]
q ‘Reisebilde zwischen Leben und Tot’ –
Roman Signer [tot 18/1] q ‘Palazzo:
vroeg-Italiaanse Kunst in Nederland
(1900 – 1940)’ [tot 31/12]

NAi Maastricht
Avenue Ceramique 226 – 043.350.30.20
di-zo 11-17u
q ‘Sate Alpha, on the architecture of
sleep’ [tot 5/10]

Middelburg

SBK Middelburg / De Vleeshal & de
kabinetten van de vleeshal
Markt – 0118/65.22.00
di-zo 13-17u
q ‘Savage Salvage’ – Felix
Schramm/’De brede en de smalle weg’ –
Sela [tot 7/9]

Nijmegen

Museum Het Valkhof
Kelfkensbos 59 – 024.360.88.05
di-vr 10-17u za-zo 12-17u
q ‘Historische Kant’ [tot 24/8]
q ‘Luxe en decadentie. Leven aan de
Romeinse goudkust’ [23/8 tot 4/1]
q ‘Amateur-schilder: Rudolphus
Lauwerier (1797-1883) – fotograaf:
Gerard Koprfmacher (1835-1877)’
[29/8 tot 22/1]

Oss

Museum Jan Cunen
Molenstraat 65 – 0412.62.93.28
di-zo 12u30-16u30
q ‘Handwriting on a wall’ – Iris Kensmil
/ ‘Fighting Temptation’ – Wafae Ahalouch
el Keriasti [tot 31/8] q ‘Verre Vangst II.
Een Selectie van aanwinsten van het
Museum Jan Cunen uit de periode 2006-
2008’ [tot 7/9]

Otterlo

Kröller-Müller Museum
Houtkampweg 6 – 0318.59.12.41
di-zo 10-17u
q ‘Nature as Artifice: Nieuw Nederlands
landschap in fotografie en videokunst’
[tot 28/9] q ‘Redone. Conceptuele Kunst
uit de Collectie’ [tot 26/10]

Purmerend

Museum Waterland
Kaasmarkt 16 – 0299/42.26.05
di-zo 12-17u
q ‘Table dance’ – Gé-Karel van der
Sterren [tot 27/7] q Joke Konijn [29/8
tot 5/10]

Roermond

Stedelijk Museum Roermond
Andersonweg 4 – 0475.33.34.96
di-vr 11-17u za-zo 14-17u
q ‘Glas08 – een muur van licht’ [tot
24/8] q ‘Seven Scenes’ – Paul Koppers
[tot 20/10]

Rotterdam

Chabot Museum
Museumpark 11 – 010.436.37.13
di-vr 11-16u30 za 11-17u zo 12-17u
q Mathieu Ficheroux (1926-2003) [tot
14/9]

Historisch Museum Rotterdam Het
Schielandshuis
Korte Hoogstraat 31 – 010.217.67.67
di-vr 10-17u za-zo 11-17u
q ‘Topstukken. De mooiste schilderijen
uit de collectie’ [tot 17/8]
q ‘Oer-Hollands. Over alles wat Oer-
Hollands wordt genoemd’ [tot 28/9]
q ‘Feyenoord 100 jaar’ [tot 19/10]

Kunsthal Rotterdam
Westzeedijk 341 – 010.440.03.01
di-za 10-17u zo 11-17u
q ‘Voor Kameraden. Beeld van een
harde kern’ [tot 27/7] q ‘Tour du
Monde’ – Chris de Bode [tot 7/9]
q ‘Zwitserse bergkinderen’ – Emil
Brunner / ’Between you and me’ –
Anthony Gromley [tot 14/9] q ‘China in
posters. Een gedroomde werkelijkheid’
[tot 21/9] q ‘PIG 05049’ – Christien
Meindertsma / ’Hutongs van Beijing’
Ambroise Tézenas [tot 28/9]

Museum Boijmans Van Beuningen
Museumpark 18-20 – 010.441.94.00
di-za 10-17u
q ‘Detours’ – Roy Villevoye [tot 10/8]
q ‘Interventie #3: Four Vegetative
Sleeping Rooms’ – Steiner & Lenzlinger
[tot 10/8] q ‘Limited/Unlimited –
Honderd jaar Dutch Design’ [tot 12/10]
q ‘Mirrored Years’ – Yayoi Kusama
[23/8 tot 19/10] q ‘Interventie #5:
Bumping Tumble’ – Karin van
Dam/’Interventie #4: Horizons’ – Geert
Mul [tot 16/11]

Natuurhistorisch Museum Rotterdam
Museumpark – 010.436.42.22
di-za 10-17u zo 11-17u
q ‘Slippertjes van Maria Sibylla
Merian. Schilderijen van Joos van de
Plas’ [tot 27/7] q ‘Schelpenstudies.
Waterverven en pinholes van Willem
Labeij’ / ‘The Fly Woman and the
Mistake. Papierreliëfs en video’s van
Amparo Sard’ [tot 10/8]

Nederlands Architectuurinstituut (NAi)
Museumpark 25 – 010.440.12.00
di-za 10-17u zo 11-17u
q ‘NL28. Olymipsich vuur’ [31/5 tot
21/9] q ‘My Public Space. Over
Publieke Ruimte in Europa’ [tot 19/10]

Nederlands Fotomuseum
Wilhelminakade 332 – 010.203.04.05
di-zo 11-17u
q ‘Deep Play’ – Harun Farocki/’De
Gloriejaren van Feyenoord’ [tot 31/8]
q ‘So Blue so blue. Edges of the Medi-
terranean’ – Ad van Denderen [tot 7/9]

TENT. Centrum Beeldende Kunst
Rotterdam
Witte de Withstraat 50 – 010.413.54.98
di-zo 11-18u
q ‘My Thesis With Barry.
Afstudeertentoonstelling Piet Zwart
Instituut in samenwerking met Bernd
Krauss and Jan Verwoert’ [tot 24/8]

Wilfried Lentz
Groot Handelsgebouw, Stationsplein 45
010,412,64,59
do-za 13-18u (of op afspraak)
q Ulrik Heltoft [tot 11/10]

Witte de With
Witte de Withstraat 50 – 010.411.01.44
di-zo 11-18u
q Annette Kelm / Saâdane Afif [tot
24/8] q William Hunt / Sung Hwan Kim
[13/9 tot 26/10]

Scheveningen

Museum Beelden aan Zee
Harteveldstraat 1 – 070.358.58.57
di-zo 11-17u
q ‘Beelden van Glorie & Verval. Foto’s
van Eddy Posthuma de Boer’ / ‘Against
Nature. De Hybride in de Moderne
Beeldhouwkunst’ [tot 7/9]
q ‘Rijksmuseum aan zee: Hemelse beel-
den uit oost en west’ [tot 28/2]

Schiedam

Stedelijk Museum Schiedam
Hoogstraat 112 – 010.246.36 57
di-za 11-17u zo 12u30-17u
q ‘Unisono 19: Talk’ – Cristina Lucas’ /
‘Kunst uit huis IV: Otto L. Schaap.
Content Art Consumer’ [tot 31/8]

’s-Hertogenbosch

Artis Den Bosch
Boschveldweg 471 – 073.613.50.52
do-zo 13-17u
q Katy Dove [tot 21/7] q Anne Daems
[7/9 tot 19/10]

Noordbrabants Museum
Verwersstraat 41 – 073/687.78.77
di-vr 10-17u za-zo 12-17u
q ‘Muziek – gespeeld en verbeeld
Schilderijen’ [tot 31/8]

Stedelijk Museum ’s-Hertogenbosch
SM’s
Magistratenlaan 100 – 073.627.36.80
di+do 13-21u wo+vr-zo 13-17u
q ‘Challenging the Châtelaine!’ [tot
24/8] q ‘The Land of Milk and Money’
– Marie Roosen en Margriet Smulders’
[tot 7/9] q ‘Uit de Collectie: Dutch
Design – Annelies Plateijdt’ [tot 2/11]

Sittard

Museum Het Domein Sittard
Kapittelstraat 6 – 046.451.34.60
di-zo 11-17u
q ‘Fritschy Cultuurprijs Sittard-Geleen
2008: Remy Jungerman’ / ‘So Close/So
Far Away. H & F Collection’ – Shirin
Neshat, Desiree Dolron, Céline Van
Balen, Aline Thomassen … [tot 17/8]
q Serge Onnen [30/8 tot 19/11]
q Lara Schnitger [30/8 tot 30/11]

Tilburg

De Pont museum voor hedendaagse
kunst
Wilhelminapark 1 – 013.543.83.00
di-zo 11-17u
q ‘The New North, 2007’ – David
Altmejd [tot 31/8] q ‘Mapping out
Paradise’ – Marc Mulders & Claudy
Jongstra [tot 15/11] q Lustwarande
2008: ‘Wanderland’ Museum De Pont
[tot 31/8] q Park de Oude Warande [tot
28/9]

Utrecht

Casco
Nieuwekade 213-215 – 030.231.99.95
di-zo 12-18u
q ‘Travel Stories’ – Pia Rönicke [tot
20/7] q ‘Animal Estates’ – Fritz Haeg
[12/9 tot 2/11]

Centraal Museum
Nicolaaskerkhof 10 – 030.236.23.62
di-zo 12-17u vrij 12-21u
q ‘Script. Mode en interieur, van salon
tot house’ [8/12 tot 3/8] q ‘Matheus’
dream: een serie tekeningen van Marcel
van Eeden’ [tot 17/8] q ‘Het Geheim
van Utrecht. Stedelijke Fotografie’ [30/8
tot 26/10] q ‘Rietvelds Ranke
Ruimtedieren & andere creaturen van de
avant-garde’ [tot 26/10]
q ‘Standpunten. Anders kijken naar de
collectie Moderne Kunst’ [tot 13/9]
q ‘Utrechters dromen van Rome.
Italiaanse invloeden op de Utrechtse
Oude Meesters’/‘In de Nicolaikerk:
Beeldhouwkunst voor de Beeldenstorm’
[tot 1/1]

Venlo

Museum Van Bommel-Van Dam
Deken van Oppensingel 6
077.351.34.57 di-zo 11-17u
q ‘GAP Deutschland Deutschland (werk-
titel)’ [6/6 tot 31/8] q ‘Deutschland
Deutschland’ – Yvonne Dröge-Wendel,
Carsten Fock, Gert Robijns, Silke
Schatz, Heiner Goebbels, Willem
Breuker / ‘Het Dwarse Zoeken’ – André
Dieteren (1996-2008) [tot 7/9]

Vijfhuizen

Kunstfort Vijfhuizen
Spieringweg 613 – 023.564.04.26
vr-zo 13-17u
q ‘The World is Round and Mr Wrigley
Makes Chewing Gum’ – Andy Holden
[tot 24/8]

Vlissingen

Kunstruimte deWillem3
Oranjestraat 4 – 0118.41.55.05
do-zo 16-21u
q Lydia Schoute, David Smithson,
Kristina Leko, Juul Sadee, Alex
Vermeulen [tot 31/8]

Oostenrijk
Graz

Landesmuseum Joanneum
Lendkai 1 – 0316.80.17.92.00
di-zo 10-18u
q ‘Design and the Invention of the
Future’ – Joe Colombo [tot 31/8]

Klosterneuburg / Vienna

Essl Museum
An der Donau Au 1 – 02243.370.50.150
di-zo 10-18u wo 10-21u
q ‘Overlapping Voices. Israeli and
Palestinian Artists’ [tot 26/10]

Vienna

Kunsthalle Wien
Karlsplatz 1 – 01.521.89.33
dagelijks 10-19u do 10-22u
q ‘Punk. No one is Innocent. Art – Style
– Revolt’ [tot 7/9] q Derek Jarman
[27/6 tot 5/10]

BA CA Kunstforum
Freyung – 00431 537 33 26
Ma-zo 10-19u vr 10-22u
q ‘Fotografis. Collection reloaded’ [11/9
tot 29/10] q ‘Licht-Bilder: Von Alfred
Stieglitz bis Andreas Gursky’ [11/9 tot
2/11]

Bawag Foundation
Tuchlauben 7 A – 053.453.22.96
dagelijks 10-18u
q ‘Outlaw Cowgirl and Other Works’ –
Susan Hiller [tot 17/8]

Museum Moderner Kunst Stiftung
Ludwig Wien (MUMOK)
Museumsplatz 1 – 01.52500.1400
di-zo 10-18u do 10-21u
q ‘Mind Expanders. Performative
Bodies – Utopian Architectures around
‘68’ [25/7 tot 30/8] q ‘Hidden Darts’ –
Josh Smith [25/7 tot 21/9] q ‘Little
Drum Roll’ – Roland Kollnitz [tot 28/9]
q ‘Bad Painting. Good Art’ [6/6 tot
12/10] q ‘Mehransichtigkeiten – Derain,
Kupka, Magritte, Klee... Werner
Hofmann zu Ehren’ [tot 2/11]
q ‘Classical Modernity’ [tot 28/2]
q ‘Fokus 04: Spaces, Actions, Utopias’
[25/7 tot 30/6]

Österreichische Galerie im Oberen
Belvedere
Prinz-Eugen-Strasse 27 – 78.41.58.16
Ma-zo 10-16u
q ‘Form and Matter’ – Monika Baer,
Thomas Eggerer, Amelie von Wulffen
[tot 31/8] q ‘Fantastic Realism’ [tot
14/9] q ‘Endangered – Conserved –
Presented. Christ and the apostles from
Spitz at the Danube. A sculpure cycle
from around 1400’ [tot 14/9]
q ‘Donations to the Belvedere by
Thaddaeus Ropac’ [tot 21/9]
q Constantin Luser [11/9 tot 23/11]

Wiener Secession
Friedrichstrasse 12 – 01.587.53.07
di-za 10-18u
q Thomas Hirschhorn [tot 4/9] q Isa
Rosenberger [tot 7/9] q ‘Temporary
Settings’ – Miklós Erhardt [tot 7/9]

Portugal
Porto

Museu Serralves
Rua D. João de Castro 210
01.22.615.6590 di-zo 10-19u
q ‘Intersections Intersected’ – David
Goldblatt [26/7 tot 12/10] q ‘Artist
Writings’ [tot 19/10] q ‘All Stories –
Serralves Foundation’s Collection’ [26/7
tot 2/11] q Manoel de Oliveira [tot
2/11]

Spanje
Barcelona

Fundacio Joan Miro
Parc de Montjuic – 0934.439.470
di-za 10-19u do 10-21u30
q Kohei Nawa [tot 20/7] q ‘The Nature
of Things’ – Olafur Eliasson [tot 28/9]

Museu d’Art Contemporani de
Barcelona  (MACBA)
Plaça dels Angels 1 – 093.412.08.10
wo-vr 12-20u za 10-20u zo 10-15u
q ‘Dissidances’ – Nancy Spero [tot
24/9] q ‘Da capo’ – Francesc Torres [tot
28/9] q ‘Possibility of Action: The Life
of the Score’ [tot 5/10]

Bilbao

Museo Guggenheim Bilbao
Abandoibarra Et. 2 – 094.43.59.000
di-zo 10-20u
q ‘Learning Through Art 2008’ [tot
24/8] q ‘Surreal Things’ [tot 7/9]
q Juan Muñoz [tot 5/10]
q ‘Installations: Selections from the
Guggenheim Collections’ [tot 11/1]

Madrid

Museo del Prado
Paseo del Prado s/n – 091.330.28.00
ma-zo 9-20u
q ‘The Renaissance Portrait. From
Pisanello to Rubens’ [tot 7/9] 
q ‘The Lepanto Paintings’ – Cy Twombly /
’Snayers, Callot and Battle Paintings’
[tot 28/9]

Museo Thyssen-Bornemisza
Paseo del Prado 8 – 091.369.01.51
di-zo 10-19u
q ‘Photoespaña 08: Florian Maier-Aichen’
[tot 27/7]
q Avigdor Arikha [tot 7/9] q ‘Earth’ –
Miró [tot 14/9]

Santiago de Compostela

Centro Galego de Arte Contemporanea
– cgac
Rua Ramon del Valle Inclan s/n
0981.57.79.26 di-za 11-20u zo 11-14u
q ‘Argot, a sound labyrinth’ [tot 31/8]
q ‘Situation – cgac 15th anniversary
project’ [tot 7/9]

Zwitserland
Aarau

Aargauer Kunsthaus
Aargauerplatz – 062.835.23.30
di-zo 10-17u do 10-20u
q ‘Split horizon’ – Rolf Winnewisser /
‘Kleines Personarum. Der Sammlung ins
Gesicht geschaut’ [tot 10/8]

Basel

Kunstmuseum Basel
St. Alban-Graben 16 – 061/206.62.62
di-zo 10-17u
q Jacob Schärer [tot 10/8] q Robert
Delaunay [tot 17/8] q Robert Therrien
[tot 7/9]

Museum für Gegenwartkunst
St. Alban-Rheinweg 60 – 061/272.81.83
di-zo 10-17u
q ‘Above-the-Fold’ – Erkmen, Floyer,
Lamelas / ‘Collection Selection’ –
Wallinger, Horn, Sandback, Wool, van
Doesburg, Fontana, Gris, Klee, Newman,
Trauber-Arp, Vantongerloo [tot 12/10]

Bern

Kunsthalle Bern
Helvetiaplatz 1 – 031.350.00.40
di 10-19u ma-zo 10-17u
q ‘Swing’ – Gerwald Rockenschaub [tot
27/7] q ‘No Leftovers. Eine Retro-
spektive mit Perspektive’ [16/8 tot 13/9]

Zentrum Paul Klee
Monument im Fruchtland 3 
0041 31 359 01 01
di-zo 10-17u do 10-21u
q ‘Exhibition of the Sommerakademie
2008 – Dragged down into lowercase’
[tot 17/8] q ‘East of Eden. A Garden
Show. In Paul Klee’s Enchanted Garden’
[tot 31/8] q ‘East of Eden. A Garden
Show. Lost Paradise – The Angel’s
Gaze’/’East of Eden. A Garden Show. Art
Playground – The Front Garden’ [tot
26/10] q ‘New Collection Presentation:
Paul Klee – Movement in the Workshop’
[13/9 tot 18/1]

Luzern

Kunstmuseum Luzern
Europaplatz 1 – 041.226.78.00
wo 10-20u di-zo 10-18u
q ‘Blasted Allegories. Werke aus der
Sammlung Ringier’ [tot 3/8] q
‘Schweizer Meister. Sammlungs-
ausstellung zum 75-Jahr-Jubiläum der
Bernhard Eglin Stiftung’ [ tot 5/10] 
q ‘A look into the Distance. Landscape
Painting from the Princely Collections of
the House of Liechtensteins 15th to 19th
Centuries’ [9/8 tot 5/10] q ‘Nothing
More Natural’ – Anne-Mie Van
Kerckhoven / ‘revisited’ – Leopold
Häfliger [16/8 tot 11/11]

St.Gallen

Kunstmuseum St.Gallen
Museumstrasse 32 – 071.242.06.71
di-zo 10-17u wo 10-20u
q ‘After the Quiet’ – David Claerbout
[tot 31/8]

Winterthur

Fotomuseum Winterthur
Grüzenstrasse 44 – 052/234.10.60
di-vr 12-18u za-zo 11-17u wo 12-19u30
q ‘Glory Days’ – Sergey Bratkov /
’European Fields. The Landscape of
Lower Leage Football’ – Hans van der
Meer [tot 24/8] q ‘Jedermann
Collection. Set 5 from Fotomuseum
Winterthur collection’ [tot 12/10]
q ‘Darkside part 1: Photographic Desire
and Sexuality Photographed’ [tot 16/11]

Kunstmuseum Winterthur
Museumstraße 52 – 052.267.51.62
di 10-20u wo-zo 10-17u
q ‘Zwichen den dingen’ – Lisa Hoever
[tot 3/8] q ‘Giorgio de Chirico in
Schweizer Sammlungen: Werke 1909-
1971’ [23/8 tot 22/11]

Zürich

Haunch of Venison
Lessingstrasse 5 – 043.422.8888
di-vr 14-18u za 11-16u
q ‘Universal Recipient’ – Jitish Kallat
[tot 2/8] q Richard Long [tot 16/9]

Kunsthalle Zürich
Limmatstraße 270 – 01.272.15.15
di-vr 12-18u za-zo 11-17u
q Seth Price / Kitty Kraus [tot 17/8]
q Derek Jarman / Isaac Julien / Luke
Fowler [30/8 tot 2/11]

Kunsthaus Zürich
Heimplatz 1 – 01.251.67.65
di-do 10-21u vr-zo 10-17u
q ‘The Marc Rich Collection’ [tot 3/8]
q ‘Illuminations’ – Saul Steinberg [22/8
tot 2/11]

Migros Museum für Gegenwartskunst
Zürich
Limmastrasse 270 – 044.277.20.50
di-wo-vr 12-18u do 12-20u za-zo 11-17u
q ‘Sammlung / Collection’ [tot 17/8]
q ‘Of those who will survive’ [13/9 tot
30/9] q Tadeusz Kantor [30/8 tot 26/10]

Museum für Gestaltung
Austellungsstrasse 60 – 043.446.67.67
di-do10-20u vr-zo 10-17u
q ‘9 evenings Reconsidered: art, thea-
tre, and engineering’ [30/7 tot 7/9]
q ‘SurroundThings. Alfredo Häberli
Design Development’ [tot 21/9]

De volgende De Witte Raaf verschijnt
op 15 september 2008. Gegevens voor
de agenda moeten binnen zijn vóór 
15 augustus 2008 op het postbus-
adres: Postbus 1428, 1000 Brussel 1.
e-mail: info@dewitteraaf.be

The next issue of De Witte Raaf will 
be released on September 15th, 2008.
Please send your information before 
August 15th, 2008 to: Postbus 1428,
B-1000 Brussel 1.
e-mail: info@dewitteraaf.be
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Kapitalo

Permanente partners

Inhoudsopgave

nummer 128 juli – augustus 2007

| Koen Brams & Dirk Pültau Een verzameling tentoonstel-
lingen. Gesprek met Christian Bernard | Fieke Konijn
Interventies en plug-ins. De problematische positie van de
museumcollectie | Camiel van Winkel Het einde van de
geschiedenis | Wim Cuyvers Musea voor actuele kunst, van
het bordeel via de school naar Ikea | Marjolijn Dijkman &
Julie Peeters Formatting the Museum | Wouter Davidts
Nostalgie en pragmatiek. Architectuur en het nieuwe
Stedelijk Museum Amsterdam | Gijs van Oenen Stand-by:
de passieve uitwerking van digitale kunst | Dirk Lauwaert
Asta Nielsen. Tussen ruis en guillotine

nummer 129 september – oktober 2007

| Koen Brams & Dirk Pültau Kunst en het museum: een
gesprek met Joëlle Tuerlinckx | Film in het museum. Een
panelgesprek over video en film tussen ‘cinema’ en ‘ten-
toonstelling’ met Catherine David, Chris Dercon (modera-
tor) en Pedro Costa | Geert Bekaert 7. Amédée Cortier,
Raoul De Keyser, René Heyvaert, Guy Mees, Roger Raveel,
Dan Van Severen, Marthe Wéry in het Raveelmuseum |
Koen Brams & Dirk Pültau Over documenta 12 |
Dirk Lauwaert De Brooks-hypothese | Gregor Langfeld Bij
de Max Beckmanntentoonstelling in Amsterdam

nummer 130 november – december 2007

| Dirk Lauwaert De arm om zijn schouder | Adolf Merckx en
Jan Walravens over Celbeton en de kunst van het publice-
ren (Inleiding Carien Gibcus) | Koen Brams & Dirk Pültau
Gesprek met Philippe Van Snick | Wouter van Raamsdonk
De broederschap van het talent: de vriendschap van Émile
Zola en Paul Cézanne | Agentschap Specimen 0818-0836 |
Myriam Van Imschoot Brieven over samenwerking | Bart
Meuleman The plains en the gutter. Een paar gedachten over
Neil Young en Lou Reed | De sociale triomf van het seksue-
le plezier. Gesprek met Michel Foucault (1981) (Inleiding
Piet Joostens) | Koen Brams WITT | Koen Brams & Dirk
Pültau Gesprek met Luc Tuymans | Gijs van Oenen Over
artistieke selecties en Pascal Gielens Kunst in netwerken

nummer 131 januari – februari 2008

| Daniël Rovers Wie gemein ich bin! Over de auteur die zijn
eigen lezer wordt | Koen Brams & Dirk Pültau Kunst en
vriendschap | Gesprek met Joëlle Tuerlinckx | Myriam Van
Imschoot Brieven over samenwerking (II) | Koen Brams &
Dirk Pültau Gesprek met Philippe Van Snick | Alied
Ottevanger Art Concret, de expositie in Stockholm, 1930.
De samenwerking tussen Otto G. Carlsund en Theo van
Doesburg | De briefwisseling van Adolf Merckx en Jan
Walravens, deel II: de zoektocht naar de ‘bezetenheid’ van
de mens (Inleiding Carien Gibcus) | Bart Verschaffel De
werkwijze van Jan De Cock | Frank Reijnders Het soevereine
kunstenaarschap. Kanttekeningen bij een mythe – over
Camiel van Winkels De mythe van het kunstenaarschap

nummer 132 maart – april 2008

| Geert Bekaert Het fascinerende begin | Bart Verschaffel
Geen glorie zonder tragiek! Over de trofeefiguur in het oeuvre
van Giorgio De Chirico (en Piranesi) | Koen Brams & Dirk
Pültau Portret van de kunstenaar als een jongeman.
Interview met Philippe Van Snick | Alied Ottevanger
Willinks vergeten start in Delft | De briefwisseling tussen
Adolf Merckx en Jan Walravens, slot: onrust in Celbeton en
publicatiehonger (Inleiding Carien Gibcus)

nummer 133 mei – juni 2008

| Bart Meuleman ’77 | Merel van Tilburg Ferdinand Hodler
en de uitvinding van het parallellisme | Sandra Kisters
Georgia O’Keeffe – de lancering van een kunstenaar (revisi-
ted) | Steven Humblet Het tegenstrijdige debuut van
Jacques Henri Lartigue | Steven ten Thije Gerhard Richters
Domfenster (2007) | Koen Brams & Dirk Pültau De geschie-
denis van het NICC. Aflevering 1: De bezetting van het ICC:
Gesprek met Christine Clinckx en Patries Wichers (Hit &
Run) / Gesprek met Danny Devos

met de steun van
De Vlaamse Regering — De Mondriaan Stichting 

Personalia

Hans De Wolf Doceert moderne en hedendaagse beelden-
de kunsten en esthetica aan de Vrije Universiteit Brussel.
Legt zich in zijn onderzoek toe op het oeuvre van Marcel
Duchamp, op de avant-gardebewegingen van de jaren 60
en 70, en op hedendaagse kunst.

Marc Holthof Freelance auteur. Hij schrijft over kunst
voor onder meer de krant De Tijd en het magazine (H)art.
Hij publiceerde de essaybundel De digitale badplaats – over
media & cultuur (Leuven, Van Halewyck, 1995) en (met Jan
Blommaert e.a.) de bundel Populisme (Antwerpen, EPO,
2004).

Steven Humblet Assistent-docent Fotogeschiedenis en
Fototheorie aan de Hogeschool Sint-Lukas van Brussel en
gastdocent Actuele Fotografie aan het KASK te Gent. Als
doctorandus verbonden aan de UGent waar hij werkt aan
een proefschrift over stadsfotoboeken van New York, Parijs
en Berlijn. Hij is als onderzoeker betrokken bij het project
Citygraphy, een multidisciplinaire onderzoeksgroep naar de
visuele verbeelding van stad en platteland.

Bart Meuleman Maakt theater en schrijft tegenwoordig
over poëzie, politiek en popmuziek. In 2004 verscheen zijn
dichtbundel Hulp (Querido, Amsterdam).

Herman Paul Universitair docent geschiedfilosofie aan de
Universiteit Leiden en postdoctoraal onderzoeker in dienst
van het NWO aan de Rijksuniversiteit Groningen. Hij pro-
moveerde in 2006 met het proefschrift Masks of Meaning:
Existentialist Humanism in Hayden White’s Philosophy of
History. Voor zijn huidige onderzoek naar de crisis van het
historisme verbleef hij in 2006-2007 als member-in-resi-
dence aan het Center of Theological Inquiry te Princeton.

Leo Samama Muziekwetenschapper, componist en direc-
teur van het Nederlands Kamerkoor. Zijn bekendste boek is
het standaardwerk Nederlandse muziek van de 20ste eeuw.
Recent verschenen zijn hoorcolleges (onder meer over
Mozart en Beethoven) op cd. Voor een uitgebreid overzicht
zie www.leosamama.nl.
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JJAANN VVAANN EEYYCCKK AARRTTIISSTT’’SS BBOOOOKKSS

PPEEGGGGYY BBUUTTHH

DDEESSIIRREE IINN RREEPPRREESSEENNTTAATTIIOONN..
TTRRAAVVEELLLLIINNGG TTHHRROOUUGGHH TTHHEE MMUUSSÉÉEE RROOYYAALLEE

—— MMOORREE IINNFFOO:: WWWWWW..JJAANNVVAANNEEYYCCKK..NNLL//00__44__33__PPUUBBLLIICCAATTIIOONNSS__IINNFFOO//BBUUTTHH..HHTTMMLL

WWIIMM CCUUYYVVEERRSS,, MMAAAARRTTJJEE DDRROOSS,, JJAACCQQUUEELLIINNEE SSCCHHOOEEMMAAKKEERR,, JJAAYYMMEE YYEENN AANNDD JJOOZZUUAA ZZAAAAGGMMAANN

TTRRAACCEESS OOFF AAUUTTIISSMM::
WWAANNDDEERR--RREESSEEAARRCCHH IINN TTHHEE EEUURREEGGIIOONN MMEEUUSSEE--RRHHIINNEE

—— MMOORREE IINNFFOO:: WWWWWW..JJAANNVVAANNEEYYCCKK..NNLL//00__44__33__PPUUBBLLIICCAATTIIOONNSS__IINNFFOO//TTRRAACCEESSOOFFAAUUTTIISSMM..HHTTMMLL

IINNEESS LLEECCHHLLEEIITTNNEERR

PPIIÈÈCCEE DDEE CCIINNÉÉMMAA
—— MMOORREE IINNFFOO:: WWWWWW..JJAANNVVAANNEEYYCCKK..NNLL//00__44__33__PPUUBBLLIICCAATTIIOONNSS__IINNFFOO//LLEECCHHLLEEIITTNNEERR..HHTTMMLL

MMAARRJJOOLLIIJJNN DDIIJJKKMMAANN

TTHHEEAATTRRUUMM OORRBBIISS TTEERRRRAARRUUMM
—— MMOORREE IINNFFOO:: WWWWWW..JJAANNVVAANNEEYYCCKK..NNLL//00__44__33__PPUUBBLLIICCAATTIIOONNSS__IINNFFOO//DDIIJJKKMMAANN..HHTTMMLL

—— BBOOOOKKSS CCAANN BBEE OORRDDEERREEDD AATT BBOOOOKKSSHHOOPP@@JJAANNVVAANNEEYYCCKK..NNLL

Jan van Eyck Academie
Post-academic Institute 
for Research and Production
Fine art, Design, Theory
Academieplein 
6211 km Maastricht
The Netherlands
t +31 (0)43 350 37 37

Events & Productions
For more information: 
www.janvaneyck.nl
Subscription mailing list:
brief@janvaneyck.nl

museum het domein sittard
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