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De formattering van het
museum (slot)

Altijd is er weer iets nieuws te beleven
in de musea voor moderne en actuele
kunst, maar zelden heeft dat met intel-
lectuele beweeglijkheid of artistieke
nieuwsgierigheid te maken, en des te
vaker met imagopolitiek en klanten-
binding, met de economisering van de
artistieke sfeer en met de promotie
van een consumentistische houding
ten aanzien van kunst. Ziedaar een
iets te botte samenvatting van enkele
observaties uit het vorige nummer.
Hoe gaan kunstenaars hiermee om?
Die vraag leggen we graag voor aan
Joélle Tuerlinckx, want is haar oeuvre
niet het resultaat van de permanente
fascinatie voor het systeem van de
kunst? Tuerlinckx ‘monstert’ ook gre-
tig de nieuwe formats en fenomenen
die door dat systeem worden voortge-
bracht, om ze in haar tentoonstellin-
gen dubbel te plooien. Een paar jaar
geleden keek ze verwonderd toe hoe
een nieuw format in de musea opdook,
waarbij museumzalen in een cogwenk
gevuld werden met één video of één
film per zaal. Ze verdubbelde dat ‘feno-
meen van uitvergroting’ (zie het
gesprek in De Witte Raaf nr. 122) in
haar tentoonstelling A Stretch Museum
Scale 1:1 in het Bonnefantenmuseum
te Maastricht (2001). Ook het format-
terende effect van het museale par-
cours werd in het Bonnefanten ge-
thematiseerd. Dat onderwerp heeft ze
opnieuw opgepalkt in de recente ten-
toonstelling 64 expositions-minute.
Sur mesure, échelle variable (Mamco,
Geneve, 2007), waarin ze ook de helse
productiesnelheid van de museum- en
kunstwereld aan de orde stelt. Het
gesprek in dit nummer is niet enkel
een vervolg op een vorig gesprek over
kunst en onderzoek, maar vormt ook
een tweeluik met het interview met
Mamco-directeur Christian Bernard
dat we in het vorige nummer publi-
ceerden.

Naast het interview met Tuerlinckx
plaatsen we een panelgesprek waarin
Pedro Costa en Catherine David,
gemodereerd door Chris Dercon, dis-
cussiéren over één specifiek fenomeen
in de recente ontwikkeling van de for-
mattering van het museum én van de
filmwereld: de opkomst van filminstal-
laties en de presentatie van film in een
museale context.

Geert Bekaert bezocht een tentoon-
stelling in het Roger Raveelmuseum
(Machelen-aan-de-Leie) die net als
Tuerlinckx’ Mamcotentoonstelling uit
zeven zalen en een proloog bestaat — ze
heet ook kortweg 7. — maar die werk
van zeven kunstenaars samenbrengt.
In feite gaat het om promotie voor een
reeks van evenveel boeken die aan de
betreffende kunstenaars werden
gewijd, maar verrassend is dat die
banale aanleiding bij het betreden van
de zalen meteen naar de achtergrond
verdwijnt. De manier waarop kunst en
architectuur elkaar in Machelen
weten op te tillen, contrasteert overi-
gens schril met wat er in Kassel
gebeurt. Het Aue-Pavillon, een tijde-
lijk gebouw, ontworpen door Anne
Lacaton & Jean-Philippe Vassal, is niet
alleen oerlelijk, het vormt het slechtst
denkbare kader voor een Documenta
die zogenaamd in het teken staat van
het primaat van de kunst. Over de
Documenta van Roger M. Buergel en
Ruth Noack schreven Koen Brams en
Dirk Piiltau een bijdrage.

Tot slot in dit nummer: een tekst
over Louise Brooks (Dirk Lauwaert) en
bedenkingen bij de Max Beckmann-
tentoonstelling in het Van Gogh Museum
te Amsterdam (Gregor Langfeld).

Kunst en het museum:
een gesprek met Joélle Tuerlinckx

Joélle Tuerlinckx en Willem Oorebeek

filmstill uit ‘la conférence’, opgenomen in de tentoonstelling 64 expositions-minute. Sur mesure, échelle variable, Mamco, Geneve, 2007

KOEN BRAMS & DIRK PULTAU

Koen Brams/Dirk Piiltau: Wat is je eerste
herinnering aan een museum?

Joélle Tuerlinckx: De eerste die bij me
opkomt is een tentoonstelling over de kunst
van de Azteken in het Paleis voor Schone
Kunsten van Brussel. Ik was een jaar of tien
en ik weet nog dat het een plek was waar ik
veel van hield. Het leek me een nieuwe soort
van stille ruimte, een die heel andere moge-
lijkheden bood dan een religieuze plaats.
Het gewicht dat in een kerk of een kathe-
draal op je valt heb ik altijd ondraaglijk
gevonden. En vreemd genoeg, hoe meer ik
in een kerk op het beeld word gewezen, hoe
meer abstractie ik erin zie.

K.B./D.P.: In een kerk heb je geen echt par-
cours. Alles komt er steeds samen in één cen-
traal punt.

J.T.: Br is altijd een autoriteit, een angstaan-
jagend machtsvertoon dat maakt dat ik er
niet graag blijf.

K.B./D.P.: Wat vond je naast die stilte nog inte-
ressant aan de kunst van de Azteken?

J.T.: Ik herinner me dat mijn oog op de titel-
plaatjes was gevallen. Op een daarvan
stond bijvoorbeeld dat het ging om een
tapijt met tekens die men nog steeds niet
kon verklaren. In de dagen na mijn bezoek
aan de tentoonstelling bleef ik maar zoeken
naar geloofwaardige interpretaties. Als ik
maar lang en goed genoeg toekeek, zo dacht
ik, zouden die verklaringen zeker in het oog
springen. Dan zou het plots allemaal duide-
lijk worden. Het was een onvergetelijke
ervaring, een gedachtenexperiment dat mij
altijd is bijgebleven. Zo heb ik altijd geloofd
dat een van mijn ‘toekomstige beroepen’
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zeker iets te maken zou hebben met musea
en museografie, en met de redeneertrant
van archeologen... Tk had heel duidelijk het
idee dat ik op een dag met de zalen van een
museum aan de slag zou gaan.

K.B./D.P:: Bezocht je toen veel tentoonstellingen?
J.T.: Jammer genoeg niet. Daarom is die her-
innering ook zo dierbaar. Sindsdien ging
het er altijd zo aan toe. Als ik in een mu-
seum kwam, dan voelde ik mij altijd aange-
sproken door die plek. Ik hield ervan ergens
naartoe te gaan om gewoon te kijken en zo
in aanraking te komen met een manier van
denken, ook in sociaal of politiek opzicht. Je
moet altijd hard werken om te zien wat er
voorbij het zuiver waarneembare aan de
hand is, en het is juist deze ‘werkende blik’
die ik nog steeds in mijn eigen werk gebruik.
Ik sta ervan te kijken als ik zie hoe een ten-
toonstellingsruimte nog steeds in staat is
om betekenis te geven aan iets wat op het
eerste gezicht geen betekenis heeft. En ik
blijf fundamenteel gefascineerd door het
laisser aller in musea, door die bijzondere
eigenschap van werken in musea om open
te blijven voor allerlei interpretaties. Van
alle door de maatschappij georganiseerde
plaatsen blijf ik nog het meest geboeid door
het museum, omdat het de geschiedenis
tegelijk blijft organiseren én vernieuwen.
K.B./D.P.: Wat vind je zo fascinerend aan een
museum in vergelijking met andere tentoonstel-
lingsruimten, zoals een Kunsthalle of een plek
als het Paleis voor Schone Kunsten? Een mu-
seum blijft toch wel een heel specifieke plaats...
J.T.: Misschien spreek ik nu over musea in
de ruime betekenis van het woord. Ik vraag
me af of mijn fascinatie voor zulke plekken
beduidend anders is wanneer het gaat om
een museum of een Kunsthalle. Wat ik nu

o

vertel geldt waarschijnlijk toch sterker voor
een museum, want daar speelt het histori-
sche nog een grotere rol. Het klinkt mis-
schien vreemd, maar het museum is een
van die plaatsen waar mijn geloof in de
mensheid nog het meest overeind blijft.
K.B./D.P.: In de 19de eeuw werden musea een
scene voor de identiteit van de burgerij. Het
museumbezoek werd een ritueel waarin de bur-
gerij zichzelf representeerde.

J.T.: Ik stel minder belang in de burgerlijke
identiteit van het museum dan in het feit
dat je net op zo'n scene nog steeds vormen
van verzet kunt aantreffen. Je stoot er op
het paradoxale gegeven dat dergelijke plaat-
sen van verzet tegelijk de meest burgerlijke
plaatsen zijn.

K.B./D.P.: We zijn altijd geneigd te spreken over
‘het museum’ en ‘de Kunsthalle' en te zeggen
dat musea steeds meer functioneren als Kunst-
hallen. Dat ze met andere woorden steeds meer
beginnen te lijken op tentoonstellingsmachines.
J.T.: Het museum vervult inderdaad steeds
minder zijn ‘19de-eeuwse’ taak. Het is trou-
wens nogal opvallend dat het vandaag de
dag net de galerieén zijn die voor een groot
stuk hun verantwoordelijkheid opnemen
wanneer het gaat om historisch inzicht.
Wat Belgié betreft, denk ik bijvoorbeeld aan
de tentoonstelling die Micheline Szwajcer
organiseerde na de dood van Guy Mees.
Wanneer belangrijke kunstenaars als Guy
Mees of Marthe Wéry overlijden, is het de
galerie die waakt over het geheugen. Het
museum waar ik aan denk heeft inderdaad
veel weg van een museum dat door de ver-
beelding is geidealiseerd, het heeft niet
zoveel te maken met de musea die we van-
daag kennen. ‘Mijn’ museum is er een dat
zich op een bepaalde manier om de geschie-
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denis blijft bekommeren. Ik denk dat ik stil-
aan maar al te goed zie waarom men de his-
torische benadering, die bijvoorbeeld de
nadruk legt op stromingen en invloeden,
niet meer zo belangrijk vindt voor het
begrijpen van kunst. Zoals zo vaak is de ver-
klaring niet ver te zoeken: volgens mij stond
de kunst nog nooit zo dicht bij de economie,
en in dienst van de economie.

K.B./D.P.:. Wanneer heb jij voor het eerst een
werk over het museum gemaakt?

J.T.: Mijn eerste publieke werk ging erover! Ik
toonde het ter gelegenheid van de Prijs van
de Jonge Belgische Schilderkunst in 1988 in
het Paleis voor Schone Kunsten. Tk was gese-
lecteerd, maar omdat het werk dat ik voor-
stelde een hele zaal zou inpalmen, zag de
jury geen mogelijkheid om mijn werk ten-
toon te stellen. Eén kunstenaar per zaal, dat
was in die tijd nog ondenkbaar. En dus kon
de jury me geen prijs geven, want niemand
kon het zien voor de opening. Jan Debbaut
was toen directeur-generaal van de
Vereniging voor Tentoonstellingen, en ik
vroeg hem of ik de ‘bezemkamer’ kon
gebruiken, een klein rond zaaltje dat me wel
geschikt leek voor mijn project. Het was de
periode van de terugkeer naar figuratieve
schilderkunst op grote doeken, de tijd dat de
kunstwereld, de vormen die de kunst aan-
nam en de systemen die werden aangewend
om de werken tentoon te stellen, zich stilaan
begonnen te schikken naar de wetten van de
markt — het begin van een zekere athanke-
lijkheid... Tk was erg verbaasd door die
terugkeer naar de schilderkunst, en nog veel
meer door dat vreemde kwaliteitscriterium
van het ‘grote doek’. Ik herinner me ook dat
er in die dagen in Belgié volop grote schilde-
rijen van honden werden gemaakt. Maar
om nu terug te komen op mijn eigen bijdra-
ge aan de Jonge Belgische Schilderkunst: in
de afdeling Oude Kunst van De Koninklijke
Musea voor Schone Kunsten van Belgié ach-
ter het Paleis had ik een etiket met de ver-
melding “Tijdelijk in bruikleen” van de
muur gehaald. Tk gebruikte het als voor-
beeld, bracht er een paar wijzigingen op
aan, kopieerde het en hergebruikte de etiket-
ten in het ronde zaaltje van het Paleis voor
Schone Kunsten. Uit het Museum voor Oude
Kunst selecteerde ik een vijftiental doeken
om ze zogenaamd te presenteren in het
kader van de Jonge Belgische Schilderkunst.
Maar in werkelijkheid werden die werken
dus vertegenwoordigd door museumetiket-
ten waarop te lezen stond dat ze voor de
gelegenheid waren verwijderd en tijdelijk te
zien waren in het Museum voor Oude
Kunst, waar ze van oudsher thuis hoor-
den... In mijn zaaltje zag je dus een verza-
meling formaten die verwezen naar oude
meesterwerken van Brueghel, Rubens
enzovoort. Doeken die niet allemaal zo
groot waren, maar die ik wel net zo ‘ac-
tueel’ vond als de bekroonde schilderijen. Er
was bijvoorbeeld een klein werk van Rogier
Van der Weyden dat ik prachtig vond, en
ook heel actueel, zeker in het kader van die
‘terugkeer naar de schilderkunst’. Men
beweerde dat grote doeken een nieuwigheid
in de schilderkunst waren. Maar per slot
van rekening werden in de 16de en de 17de
eeuw nog veel grotere formaten gebruikt!
Dat toonde ik aan door te wijzen op de
omtrekken van de zogenaamd ‘verwijderde’
grote doeken. Ik duidde hun afmetingen aan
op de muren met behulp van fosforesce-
rende tape, soms tot tegen het plafond.
Naarmate het licht in het zaaltje doofde, zo
langzaam dat je het nauwelijks merkte, zag
je steeds minder van wat er op de doeken
stond. Eens de zaal helemaal verduisterd
was, zag je alleen nog die afmetingen. Het
duurde 3 a 5 minuten. Geleidelijk aan merk-
te je als toeschouwer dat er iets gebeurde, en
uiteindelijk stond je in het pikdonker...
K.B./D.P.: Als in een soort museumbioskoop?
J.T.: Ja. Achteraf maakte ik wel vaker
gebruik van bepaalde dispositieven of stilis-
tische procédés uit de film of het theater, om
ze ‘op de proef te stellen’ in de context van
het museum. Cross fading, bijvoorbeeld, een
elliptisch procédé dat ik inzette als een stijl-
figuur waarmee je op een tastbare manier
kan uitdrukken dat er in één seconde reéle
tijd in feite lichtjaren zijn verstreken. Of fade
black, een procédé waarbij het zwart (of het
wit) langzaam het beeld overspoelt en de
waarneming ervan beinvloedt. Ik heb altijd
met licht gewerkt, al sinds mijn allereerste
tentoonstelling. Belichting behandelde ik als
een typisch museaal gegeven, als een evi-
dentie waarmee moest worden geéxperimen-
teerd, wat ik later in mijn tentoonstelling
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Chicago Studies: Les Etants Donnés (2003) in
het Renaissance Society museum van
Chicago een van de ‘gegevenheden’ (‘étants
donnés’) van de tentoonstelling heb genoemd.
Licht werd daarbij meestal behandeld als een
manier om de tijd te doen inkrimpen of uit-
zetten. Contractie en decontractie. Piet
Vanrobaeys noemde dat bij de tentoonstel-
ling in Hasselt (Provinciaal Museum,
Begijnhof, 1997) ‘the frame of time'. Voor de
inhuldiging van het museum bedacht ik toen
een tentoonstelling die wel honderd jaar kon
duren maar die in werkelijkheid werd
‘samengetrokken’ tot één week reéle tijd in
het museum, dat voor die gelegenheid vieren-
twintig uur op vierentwintig openbleef. Al die
technieken heb ik in het museum aange-
wend. Wél heb ik meer belangstelling voor de
realiteit van het museum dan voor het fictie-
ve of imaginaire gebruik dat je van zulke
technieken kunt maken.

Bonnefanten (Maastricht):
A Stretch Museum Scale 1:1 (2001)

K.B./D.P.: De titel van je tentoonstelling uit
2001 in het Bonnefanten, A Stretch Museum
Scale 1:1, bevatte ook een verwijzing naar con-
tractie en decontractie.

J.T.: Het openen en transformeren van de
dimensies van objecten en concepten is een
van de maatschappelijke functies van de
kunstenaar. ‘Contractie en decontractie’ is
wat mij betreft dus geen persoonlijk thema.
Het is ook helemaal geen uitzonderlijke
vondst. Muzikanten werken al eeuwenlang
met het concept van de tijd die inkrimpt en
uitzet. Ik herinner mij een zinnetje van Max
Roach: “de tijd is elastisch”. Er woedt tegen-
woordig een hevige wetenschappelijke dis-
cussie over de tijdsdimensie. Op microni-
veau functioneert de tijd blijkbaar niet hele-
maal op dezelfde manier van achter naar
voor als van voor naar achter. De tijd zou
dus asymmetrisch zijn, en dat wordt nu druk
bestudeerd. Maar ik ben kunstenares en
geen wetenschapster. Als kunstenares is het
mijn specialiteit om te experimenteren en na
te gaan hoe een tentoonstelling vorm krijgt
en in welke richting ze verloopt. Ik onder-
zoek of ik bij de constructie van een tentoon-
stelling vooruit of achteruit ga, ik kijk hoe de
vormen en opstellingen die ik gebruik hun
sporen nalaten en al dan niet overeenstem-
men met de stappen die ik zelf heb gezet. Tk
vraag me af of het verloop in zo'n tentoon-
stelling willekeurig is, of het volledig wordt
bepaald door de gegeven ruimte en hoe de
bezoeker zelf door de zalen zal lopen... Zulke
vragen stel ik mij al geruime tijd. En ik expe-
rimenteer ermee, zeker sinds die tentoonstel-
ling in het Bonnefanten.

K.B./D.P.: Heeft dat te maken met het feit dat
het museum de geschiedenis representeert? En
dat je die geschiedenis wil comprimeren?

J.T.: Ja, beslist.

K.B./D.P.: Dus kan je het concept ‘stretch’ eer-
der zien als een antwoord op het museum dan
als een artistieke strategie?

J.T.: Allebei. Dat heb ik ondervonden bij
mijn solo in Witte de With, pas d’histoire, pas
d’histoire (1994). Ik had een rood touw op
een tafel gelegd. Buiten de context van een
tentoonstelling heeft zoiets geen betekenis
en geen naam. Dat is op zich al een goede
bestaansreden voor een kunstwerk. Kunst
ontstaat in alle mogelijke omstandigheden
en situaties, er is voor iedereen plaats in de
kunst. Het rode touw was een metafoor: je
kiest gewoon een touw en je ontdekt hoe
het vanzelf telkens weer andere vormen
aanneemt wanneer je er op verschillende
manieren mee gaat gooien. Kunst is in
wezen een oneindige activiteit die zich niet
bezighoudt met opdelingen of met het afba-
kenen van territoria en competenties. Dat
zijn politieke problemen, geen artistieke. De
productie van tijd, ruimte en betekenis is
inherent aan de artistieke activiteit.
Cézanne heeft er zijn hele leven aan gewijd,
alles speelde zich af tussen hem en zijn berg,
de Mont Sainte-Victoire. Het is een inheren-
te eigenschap van de activiteit van een kun-
stenaar dat hij steeds weer momenten,
stukjes tijd-ruimte maar ook concepten en
conventies verruimt. ‘Verruimen’ of ‘uitzet-
ten’ gebruik ik hier in de betekenis van uit-
vergroten om meer details te kunnen zien,
om beter te begrijpen en betekenis te geven.
K.B./D.P.: Maar mogen we ‘stretch’ ook begrij-
pen als een antwoord op de formats die door
musea worden opgelegd?

J.T.: In het Bonnefanten zeker. Door de nogal
monolithische architectuur van Aldo Rossi
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is het ongetwijfeld een van de minst geschik-
te musea voor ‘stretch’! Bovendien was het
Bonnefanten in 2001 zeker geen museum
dat zich goed aan de kunst kon aanpassen.
Mijn opzet om het museum te ‘stretchen’
was mede ingegeven door het gevoel dat ik
als kunstenares na de architect kwam. De
vormen van Aldo Rossi zijn erg nadrukkelijk
aanwezig. Vierkante deuren, vierkante
ramen... Je kunt er onmogelijk de architect
vergeten. In het Brusselse Paleis voor
Schone Kunsten van Victor Horta voel je
nog een epoque, maar in het Bonnefanten
kun je als kunstenaar zelf geen kader meer
scheppen. Daar moest ik mij dus afvragen
wat mijn plaats als kunstenares na of naast
de architect Aldo Rossi kon zijn.

K.B./D.P.: Is er ook een verband tussen jouw
‘stretch’-concept, jouw organisatie van het ten-
toonstellingsparcours en de manier waarop niet
alleen het Bonnefanten maar ook musea in het
algemeen hun ruimte ‘formatteren’?

J.T.:. In zekere zin wel. Voor ik naar
Maastricht ging, was mijn opzet al gefor-
muleerd. De filosofie achter het ‘stretch’-
concept was gebaseerd op het idee van een
‘unitgerekte’ wereld, een manier van
(over)leven.

K.B./D.P.: Laten we het ook even hebben over je
kleurgebruik. In Maastricht gebruikte je hele
felle kleuren, één per zaal.

J.T.: Kleur gebruik ik altijd als een echt
materiaal, in alle opzichten: ik gebruik ze
voor de naam van de kleur, voor de fysische
eigenschappen van het pigment, maar ook
voor de gangbare betekenissen en interpre-
taties ervan. Er zijn momenten waarop je
gerust kan stellen dat ik kleur op alle moge-
lifke manieren uitbuit en gebruik. Soms
zelfs opzettelijk los van een materiéle dra-
ger. Of ikzelf eigenlijk wel van fluo of van
roze houd is een vraag die ik mij niet stel.
Na mijn tentoonstelling in het Bonnefanten
heb ik op de kunstbeurs Art Brussels bij-
voorbeeld een stand gemaakt voor de gale-
rie van Stella Lohaus. In dat werk verklaar-
de ik voor een stuk mijn keuze voor fluo in
de groene zaal van het Bonnefanten: ik
gebruikte die kleur om aandacht te trekken,
zoals dat ook gebeurt in supermarkten.
Vaak preciseer ik of verklaar ik wat ik in een
vorige tentoonstelling heb gedaan. In
Brussel was het mij te doen om een bewust
provocerend affirmatief gebaar dat je kon
interpreteren als een reclamestunt voor
Stella Lohaus. En ook, althans dat hoop ik,
als een humoristische knipoog naar mijn
eigen werk. Per slot van rekening had ik
ervoor gekozen om het op een heuse kunst-
beurs te presenteren.

K.B./D.P.: En waarom roze? Omdat het moest
vloeken met fluogroen of blauw?

J.T.: Nee, ik wilde gewoon kleuren die
onderling voldoende afstand bewaarden.
Fluogroen, roze en blauw leek me het opti-
male palet.

K.B./D.P.: Er was dus geen contradictie tussen
fluogroen of roze?

J.T.: In het Bonnefanten maakte ik gebruik
van een natuurlijk optisch effect. Het oog

kan een kleur onthouden en tegelijk omke-
ren. Heel langzaam gaf de kleur van de ene
zaal haar complementaire kleur af in de
zaal ernaast, zodat de illusie werd gewekt
dat de tint van de muren varieerde. De
bezoekers zeiden dat ze de indruk hadden
dat de dingen ‘bewogen’, terwijl het in feite
het oog zelf is dat al die kleuren en trage
veranderingen in nuance letterlijk produ-
ceert, door de inwerking op het netvlies. Het
is iets wonderlijks. Vandaar ook de aaneen-
schakeling van de zalen, bedoeld om de
breuken en continuiteiten in het parcours
meer nadruk te geven: een witte zaal met
een gele tint, een rode zaal, een roze, een
zwarte, een lichtblauwe en een fluogroene.
K.B./D.P.: Met het kleurgeheugen als bindmiddel.
J.T.: Inderdaad. Het sluit aan bij een welbe-
paald moment in mijn werk, bij een bijzon-
dere intentie die op haar beurt weer over-
eenstemt met een persoonlijke ingesteld-
heid. In mijn leven zijn er altijd van die fel-
gekleurde passages geweest. Gevolgd door
andere passages met alleen zwart of neu-
traal grijs, de enige kleur die ik gebruikte
voor mijn tentoonstelling Chicago Studies:
Les Etants Donnés (2003 ). Ten tijde van mijn
tentoonstelling in het Bonnefanten werkte
ik ook rond de almaar spectaculairder wor-
dende ensceneringen in de musea. Je merk-
te bijvoorbeeld dat er werd gebroken met de
traditie van de witte muren. Ik vroeg me af
hoe en waarom die conventie veranderde,
wat die wens om komaf te maken met neu-
trale witte museummuren eigenlijk bete-
kende. Wie weet was dat al een eerste vorm
van instrumentalisering van de kunst?
Door zelf roze te gebruiken, brak ik ook met
dat vanzelfsprekende wit. Om meer inzicht
te krijgen in de nieuwe museumsituatie.
K.B./D.P.: Of om je te verhouden tot de conven-
ties van het museum?

J.T.: Ja, en ook om mij te verhouden tot mijn
eigen kennis, mijn eigen geschiedenis. In
ons vorig gesprek [De Witte Raaf nr. 122,
juli-augustus 2006, pp. 6-7] hebben we het
uitgebreid gehad over onderzoek. Misschien
is het belangrijk dat we nu ook eens spreken
over wat je allemaal vindt voor je op zoek
gaat. Bij elke tentoonstellingservaring
maak je vooruitgang dankzij hele kleine
vondsten. En het ergste is wel dat die vond-
sten helemaal niets spectaculairs hebben.
Op dit ogenblik leg ik bijvoorbeeld de laatste
hand aan een belangrijke publicatie voor
het Drawing Center in New York, een boek
met monografische teksten. Mijn eigen gra-
fische inbreng is daarbij erg discreet. Het
zijn meestal minieme dingen die je zelf uit-
vindt. Ze zijn je in feite ook heel eigen. In het
boek werk ik bijvoorbeeld voor het eerst met
een dubbele leeswijze. Sommige bladzijden
zijn tweemaal, soms zelfs driemaal genum-
merd. Je kunt het boek op verschillende
‘schalen’ lezen en zo op verschillende snel-
heden vooruitkomen in het verhaal van een
tentoonstelling. Er is sprake van een echte
‘ontdekking’ wanneer je de indruk hebt dat
alles op een gegeven moment goed zit en op
mekaar is afgestemd.

Joélle Tuerlinckx

A Stretch Museum Scale 1:1, Bonnefanten, 2001
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K.B./D.P.: In 1999, kort voor het Bonnefanten,
maakte je tentoonstellingen in onder andere
Museum Dhondt-Dhaenens en het SMAK (‘De
Rode Poort’). Die tentoonstellingen waren erg
‘vol'. In het Bonnefanten lijkt het daarentegen
alsof je alles leeg wilde maken, alsof je alleen nog
met intervallen en lege ruimtes wilde werken...
J.T.: Soms moet ik helemaal op mezelf uitge-
keken raken om daarna alles leeg te kunnen
halen. De leegte kies ik niet omwille van de
esthetiek, maar om redenen die alles te
maken hebben met de opeenvolgende toe-
standen in mijn eigen geschiedenis als kun-
stenaar. We zijn natuurlijk beinvloed door
de minimal art en door nog een aantal
andere kunststromingen die ons een voor-
keur voor lege ruimtes influisteren. We zien
daarin een garantie voor radicaliteit. Maar
ik vraag me af of je het ook niet gewoon
kunt zien als een teken van nostalgie naar
de lege ruimte...

K.B./D.P.: In het Bonnefanten was er ook een
‘volle’ zaal.

J.T.: Ja, juist om die kwestie aan te kaarten.
Als ik tot de leegte kom, is het altijd tijdelijk.
Een leeg moment in het museum.
Misschien wordt het de volgende maand al
gevuld, leeggehaald en weer gevuld... Tk
houd van intervallen, van lege momenten
tussen twee activiteiten in.

K.B./D.P.: Achter een grote zaal zat nog een
kleinere zaal waar je niet binnen kon en waar-
van je kon veronderstellen dat ze leeg was.

J.T.: Dat zaaltje was helemaal afgesloten
met een wand van plexiglas. De ruimte leek
70 wel een lens of een oog. De zaal heeft je in
de gaten, ze bevat de weerkaatsingen van
alles eromheen en lijkt op die manier veel
voller dan ze is. Frank Vande Veire heeft die
vreemde volle leegte ooit een naam gege-
ven: ‘alles is reeds aanwezig’. Wat mijn
werk betreft klinkt die formulering beslist
niet als een teleurstelling. Wel integendeel.
Een van de redenen waarom ik tot de leegte
kom, is dat ik lege ruimtes altijd zo vol vind.

Zo ook in het Mamco van Genéve: daar
vond ik een vloer die ‘gevuld’ was met de
merktekens van de reeds aanwezige geschie-
denis van het museum.

Mamco (Genéve):
64 expositions-minute (2007)

K.B./D.P.: Bij je tentoonstellingen in Maastricht
en recentelijk nog bij die in het Mamco van
Geneve voelden we tegelijk jouw haat en fasci-
natie voor maten en meten.

J.T.: Als ik een sociologe was, zou ik sommi-
ge onderwerpen vlotter en minder dubbel-
zinnig kritisch kunnen analyseren. Maar
als kunstenares kan ik alleen bekritiseren
wat mij fascineert. De werking van het
kunstwerk is bijvoorbeeld zo complex dat
Marx er tenslotte niet eens in geslaagd is om
het economische mechanisme van het
kunstwerk te ontrafelen, terwijl hij wél in
staat bleek om de hele machinerie van het
kapitalisme te analyseren. Het is nogal
opmerkelijk dat kunstenaars nog steeds zelf
hun prijs kunnen bepalen. Ze ontsnappen
aan de wetten van de markt. Kunst blijft
hoe dan ook een belangrijke vorm van ver-
zet. Het is vandaag een activiteit die ieder-
een ertoe dwingt om positie te kiezen, en
zichzelf in vraag te stellen, of je nu van
kunst houdt of niet. Als kunstenaar moet je
natuurlijk ook leven. Je eigen prijzen maken
en daarover nadenken is erg interessant. Al
deze onderwerpen heb ik in de tentoonstel-
ling in het Mamco aangekaart via de meta-
foor van een zilverpapiertje.

K.B./D.P.: Blijkbaar werk jij altijd met een
klein aantal motieven die voor coherentie zor-
gen. In het Mamco gebruikte je bijvoorbeeld het
volmaakte vierkant.

J.T.: Ik heb twee weken lang kunnen werken
in de ruimte die mij ter beschikking werd
gesteld: zeven zalen op de vijfde verdieping
van het Mamco. Een volledig afgesloten
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ruimte, want alle ramen zijn door muren
gebarricadeerd. Behalve één raam dat
meestal achter een gordijn verstopt zit.
Wanneer het gordijn wordt gesloten veran-
dert het licht in alle zalen. Bij de opbouw
van de tentoonstelling zag ik mezelf als een
soort scheikundige die licht bestudeert en
daarbij gebruik maakt van vierkanten als
meetinstrument. Het vierkant vormt het
enige plastische motief in de tentoonstel-
ling, het alibi dat de tentoonstelling een
hogere graad van abstractie verleent.
K.B./D.P.: Een ander opvallend verband tussen
de zalen van het Mamco was het gebruik van
wit, onder andere van lege en witte projecties
zonder beeld.

J.T.: De materialiteit van filmbeelden heb ik
wel vaker gebruikt, maar in dit geval ston-
den sommige projectoren zo opgesteld dat je
zowel de projector als het geprojecteerde
beeld moest bekijken. Ik probeerde ze zo te
plaatsen dat er een ambigue relatie van
gelijkwaardigheid ontstond: wit licht, wit
vierkant.

K.B./D.P.: Er waren veel vierkanten in het
Mamco. Volmaakte en onvolmaakte vierkanten,
gelijkmatig gekleurde vierkanten en vierkanten
in kleurgradaties.

J.T.: Terwijl ik alleen aan het werk was bin-
nen de muren van het Mamco bleek gaande-
weg dat alle verhalen, beelden, mythen en
fantasmen die zich daar opdrongen vreemd
genoeg ook Zwitserse clichés waren, die in
aanraking kwamen met mijn eigen obses-
sies en contradicties. Zwitserland bleek een
fantastische plaats om clichés uit te werken:
geld, chocolade, ordening... Dat verklaart
onder andere de alomtegenwoordige figuur
van het vierkant, een figuur die eveneens
wordt gerechtvaardigd door de geschiede-
nis van de Zwitserse kunst, want abstracte
schilderkunst zou je ook een Zwitsers cliché
kunnen noemen.

K.B./D.P.: Maar abstracte of modernistische
kunst heeft nog een andere betekenis in jouw
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werk, naast die van een Zwitsers cliché... Ben je
door die kunst geboeid of sta je er kritisch
tegenover?

J.T.: Die vraag stel ik mij ook!

K.B./D.P.: Dus is er een afstand?

J.T.: Zeker. Een kunstenaar kan niet naar
een andere kunstenaar kijken zonder een
zekere afstand te bewaren. We worden ver-
ondersteld allemaal in de postmoderniteit
te leven, maar wat mij betreft denk ik dat we
nog steeds niet klaar zijn met de moderni-
teit, of toch niet met bepaalde aspecten van
die moderniteit. Misschien is die periode
nog helemaal niet voorbij. Ik vind het nogal
verontrustend dat jonge kunstenaars niets
meer zien in Stanley Brouwn of minimal
art. Op mijn eigen manier tracht ik nog
steeds dingen te onderzoeken die Brouwn in
zijn werk op een bewonderenswaardige
manier heeft geplaatst: twijfel en zekerheid
over de betrouwbaarheid van de mens als
subject, en van de methode en de meetin-
strumenten waarmee je greep probeert te
krijgen op de wereld, en kennis vergaart.
K.B./D.P.: Je zegt dat we het modernisme nog
niet hebben verlaten... Maar misschien zitten
we al wat minder in de modernistische utopie?
J.T.: Ik vraag me weleens af of dat niet komt
omdat het veel mensen gewoon goed uit-
komt dat we de utopie vaarwel zeggen. Het
mechanisme van het grote vooruitgangs-
verhaal is nog altijd in volle gang. Daar kun
je niet omheen. De vraag of de tijd van de
utopieén en de nood aan utopieén al dan
niet voorbij is, lijkt me lang geen uitge-
maakte zaak. Ik zou niet komen aanzetten
met al die vierkanten en ‘modernistische
elementen’ als ik mij niet zo bekommerde
om ‘wat voorbij is en wat niet’.

K.B./D.P.: De tentoonstelling bevatte twee tele-
visieschermen met vierkanten erop. Het leken
wel monitoren van een bewakingscamera.

J.T.: Ja, het beeld houdt ons in de gaten.
K.B./D.P.: De vierkanten op de schermen werk-
ten ook als leestekens.
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J.T.: De hele tentoonstelling speelde zich af
tussen die twee punten, tussen die twee
vierkanten, in een lus. Als je een lus maakt,
moet iets wat ergens begint ook op dezelfde
plaats stoppen, en dus moeten de zalen van
het museum die doorloop mogelijk maken.
Een dergelijke zaalconfiguratie tref je niet
zo vaak aan. In zekere zin heb ik natuurlijk
altijd een lengte voorsprong op de bezoeker
omdat ik de zalen al van tevoren heb
bezocht en de tentoonstelling zelf in
mekaar heb gestoken. Ik wilde graag dat de
tentoonstelling precies daarover zou gaan:
dat je als auteur altijd een voorsprong hebt
in het zalenparcours. En misschien tegelijk
dat je ook altijd achterloopt, omdat het een
lus is. Ik wilde zeker nog niet ‘alles’ prijsge-
ven in de eerste zaal, ik heb gezocht naar
een multidimensionale manier om alles te
ontvouwen: conceptueel, fysiek, perceptief
en narratief, aangekondigd door een neu-
traal begin, vertrekkend vanuit het wit en
de leegte: eerst uittesten, dan doorgaan,
thema'’s ontwikkelen en zelfs uitleggen.
K.B./D.P.: Ook thema’s die je in vroeger werk
al had behandeld.

J.T.: Ik greep terug naar elementen die ik
een paar jaar tevoren al in het Bonnefanten
had aangeboord. In Genéve heb ik die ele-
menten helemaal leeg gemaakt, om de lou-
tere structuur ervan uit te testen: het motief
van de beeldloze projecties, de objectloze
uitstalkasten...

K.B./D.P.: We herinneren ons een bijzonder
vierkant, een tekening die je kon interpreteren
als een colorimetrie.

J.T.: De hele tentoonstelling was in feite een
colorimetrie, in alle betekenissen van het
woord. De ontwikkeling van de kleuren en
de vergelijkende expositieprocedures zijn
opnieuw een metafoor voor de twijfel die
vervat zit in het onderzoek zelf: je ziet bij-
voorbeeld een welbepaald zwart vierkant en
je vraagt je af of het wel hetzelfde vierkant
is als het vorige, omdat het gebreken heett...
K.B./D.P.: Een van de clichés die je kritisch
bekijkt is de typisch Zwitserse fascinatie voor
tijd en horloges...

J.T.: Ja... Zwitsers hebben een manier om de
werkelijkheid op te meten die blijft fascine-
ren en verrassen. Zelf heb ik geen uurwerk,
ik heb dus een eigen manier ontwikkeld om
de tijd te meten. De tijdsdimensie fascineert
mij omdat je er geen greep op krijgt. Terwijl
je uiteindelijk toch alles kunt meten: kleu-
ren, temperatuur, licht... Niettemin, je kan
duizend andere manieren bedenken om te
leven zonder maten, om te bestaan en met
elkaar om te gaan, en uiteindelijk zelfs om
kunst te maken.

K.B./D.P.: Je zei dat je in het Bonnefanten als
kunstenaar de indruk had na de architect te
komen. En in het Mamco kwam je eigenlijk na
het logo, ontworpen door Ruedi Baur.

J.T.: Ja.

K.B./D.P.: Dat logo stelt trouwens ook een
meetlat voor...

J.T.: Een van de strategieén die ik vaak
gebruik is dat ik dingen die zich aandienen
heel letterlijk neem. Hier heb ik het logo let-
terlijk genomen. De mensen van het
Mamco houden van dat logo, je vindt het
overal terug, op het gebouw, op hun brief-
papier... Daarom heb ik beslist het ook in de
tentoonstelling te stoppen.

K.B./D.P.: Wel grappig eigenlijk, een museum
met een meetlat als logo.

J.T.: Ja. Je moet er maar opkomen.
K.B./D.P.: En jouw antwoord op die alomte-
genwoordige meetdrift is misschien de perverte-
ring van het meten? De tentoonstelling toonde
ook twee uitvergrote meetlatten...

J.T.: Inderdaad. Op het moment dat je einde-
lijk over een betrouwbare maatstaf denkt te
beschikken, gaat het om de reproductie van
een uitvergrote meetlat die in werkelijkheid
een plastic regel van 75 cm is. Je vond hem
op twee verschillende schalen: er was een
zilverkleurige meter in de volle lengte van
een zaal en een gouden miniatuurversie aan
het begin van de tentoonstelling. De uitver-
groting had een verontrustend effect op de
manier waarop de reéle ruimte werd inge-
schat. Veel bezoekers vonden die zilveren
meter zonder meer fascinerend. Ze hadden
het voortdurend over die prachtige meter,
terwijl het uiteindelijk maar ging om een
doodgewone plexiglazen lat die was bedekt
met een laagje imitatie zilver- of goudfolie.
Het is ongelofelijk hoe je evenveel geloof
kunt hechten aan het woord als aan wat je
ziet. Goud, geld/zilver (‘argent’), maat... alles
is tegelijk vals en geloofwaardig.

K.B./D.P.: Er is een enorm verschil tussen de
kleuren die je gebruikte in het Bonnefanten en
het kleurenpalet dat je koos voor het Mamco. In
Geneve waren de kleuren minder hard, en ze
evolueerden van zaal tot zaal: wit, paarsbruin,
zwartgrijs, zilver...

J.T.: Inderdaad. In die beweging zit ook een
dialectische relatie tot de opeenvolgende
tentoonstellingen, en bovendien kun je het
bezien als een voorwendsel om doorheen
het ‘Mamco-thema’ te reizen: het wit is de
recto-zijde van een kleine chocoladewikkel
van het merk Cote d’or, de keerzijde ervan is
zilverkleurig en de kern heeft de kleur van
chocolade.

K.B./D.P.: Hebben ‘zilver’ en ‘geld’ ook iets te
maken met scatologie, zoals bij Freud? In de ten-
toonstelling associeerde je zilver met chocolade.
J.T.: Ja, daarmee kom ik in de buurt van de
psychoanalyse, zelfs van de alchemie. Ik ver-
moed trouwens dat een tentoonstelling als
onderzoeksterrein gefundenes Fressen voor
psychoanalytici kan zijn. Bij mijn weten heb-
ben Freud en Lacan getoond hoe de beteke-
nis van een object vrij kan circuleren, los
van het object zelf, zodat je de betekenis soms
moet zoeken in de klank van het woord. Met
die wetenschap kun je zeggen dat ik ook
betekenissen tracht open te breken. Zo
gebruik ik het Franse woord argent (‘geld’ en
‘zilver’) als kleurstof voor de laatste tentoon-
stellingszaal, de ‘Malevitsj-Cézannezaal’.
0ok de kleine chocoladewikkel die als een
soort titelplaatje in het begin van de ten-
toonstelling wordt getoond, gebruik ik op
die manier: als een tweezijdig ding, recto-
verso. De wikkel is een van de narratieve ali-
bi's in de hele constructie van de tentoon-
stelling. Ik heb geprobeerd ervoor te zorgen
dat de hele tentoonstelling zich afspeelde
tussen het recto en het verso van die choco-
ladewikkel. Middenin zat het afwezige stuk
chocolade. De eerste zaal moest dus wit
worden, de middenste zaal chocoladekleu-
rig en de laatste zaal zilverkleurig. Het was
een manier om tegelijk alle betekenissen op
freudiaanse wijze te comprimeren en te
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bevestigen dat alles al van meet af aan in
die chocoladewikkel zat. Zo kon het cliché
werkelijkheid worden.

K.B./D.P.: Het valt op dat jouw tentoonstellin-
gen altijd punten bevatten waarop veel zaken
worden geconcentreerd in een bijna onooglijk
detail, zoals in die kleine chocoladewikkel. Men
kan zeggen dat alles daar al in vervat zit.

J.T.: Ja. Ik herinner me dat ik de chocolade
had opgegeten en zat te kijken naar de lege
verpakking in mijn handen. “Dat is de sleu-
tel”, dacht ik. Maar ik wist nog niet hoe. Ik
had nog geen idee hoe ik die chocoladewik-
kel kon uitwerken in verschillende laagjes,
of liever, hoe de zeven zalen van het Mamco
dat gegeven uiteen konden zetten.
K.B./D.P.: Laten we het hebben over de
‘Christophe Finkzaal', die je in samenwerking
met Christophe Fink hebt gerealiseerd. Het is
een van de twee zalen op het parcours waar je
als bezoeker niet door hoefde. Ze lag links van de
‘Chocoladezaal’. De muren waren er helemaal
bedekt met kleine regelmatige vierkantjes.

J.T.: Eerst dacht ik dat het een volledig zwar-
te zaal zou worden. Zo donker dat je niet zag
hoe groot ze was. Daarna heb ik het over
een heel andere boeg gegooid en beslist dat
het juist een heel lichte zaal moest worden.
De zaal van de oneindigheid. Hoe die onein-
digheid te bereiken? Gaandeweg kwam ik
op het idee om de muren helemaal te bedek-
ken met een zo dicht en volmaakt mogelijk
ruitjespatroon. Alleen een kunstenaar als
Christophe Fink kon zo'n zaal realiseren.
Hij heeft er van bij zijn aankomst in Genéve
twee weken aan gewerkt. Het werd een ras-
ter met zo klein mogelijke vierkantjes, naar-
gelang de tijd die het museum ons had gege-
ven om de tentoonstelling te maken. Als
men mij voor drie maanden had uitgeno-
digd, hadden we al die ruitjes nog eens in
vier stukken opgedeeld, om nog dichter bij
de perfectie te komen, een intentie die al
vervat zit in de naam die het museum aan
deze zaal had gegeven: de ‘nano zaal'.
Uiteindelijk moesten we het tekenen van al
die ruitjes stopzetten voor de opening. Deze
werkwijze toont de grenzen van wat moge-
lijk is wanneer je een tentoonstelling
maakt: tijd en vooral geld zijn doorslagge-
vende factoren. Men vraagt mij regelmatig
hoe lang ik ter plaatse heb kunnen werken.
In het Mamco heb ik die vraag voor het
eerst op een concrete, zichtbare manier
kunnen behandelen.

K.B./D.P.: In het midden van de Finkzaal stond
een stoel. Je wil erop gaan zitten en dan kijk je
naar het plafond, waaraan tl-lampen hangen in
de vorm van een kruis.

J.T.: Die tl-buizen waren inderdaad erg
dominant. Ze structureren de ruimte op een
dusdanige manier dat je er niets meer aan
kan veranderen. Je wordt onmiddellijk
geconfronteerd met een bepaalde vorm van
volmaaktheid en waanzin in de configuratie
van de zalen. Achteraf heb ik begrepen dat
die zaal met haar centrale ligging refereerde
aan de beroemde Mu-schijven van de
Chinese oudheid. Als je je een voorstelling
wil maken van de tijd, de wereld en de tijd-
ruimte, dan kan dat misschien nog het best
door middel van deze ronde schijven met
een gat in het midden. Dat beeld benadert
nog het dichtst de idee van oneindigheid.
K.B./D.P.: De ‘Fink-zaal’ werd al in de derde
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zaal aangekondigd op een vel millimeterpapier.
Overal zijn er verwijzingen tussen de zalen
onderling. Zo wordt de aanvankelijk erg eenvou-
dige structuur van de zeven zalen in de war
gestuurd.

J.T.: De verwijzingen in de vorm van titel-
plaatjes kondigen zalen aan. Of omgekeerd:
ze becommentariéren en resumeren zalen
die je als bezoeker al achter de rug hebt. Bij
het uitdenken van elke zaal heb ik gedacht
aan de plaats die ze zou innemen, in de rich-
ting van het bezoek maar ook in de omge-
keerde richting, zodat er inderdaad enige
verwarring kon ontstaan. Als er een chaoti-
sche indruk wordt gewekt, is dat het resul-
taat van de enscenering van mijn eigen
chaos. Dat heeft te maken met een kwestie
waarover we het al hadden: bevinden we
ons ook historisch gesproken op de geogra-
fische plek waar we ons bevinden, of heb-
ben we misschien een voor- of achterstand?
K.B./D.P.: Er is ook een suppoost die voortdu-
rend alles verandert, hij opent en sluit bijvoor-
beeld de gordijnen van het enige raam op de hele
verdieping. Dat is op zich al een heel schouw-
spel.

J.T.: Ja, in het geval van die suppoost onder-
breek ik zelf de loop van mijn tentoonstel-
ling. We worden vandaag de dag voortdu-
rend onderbroken in de lectuur van kunst-
werken. Die evolutie is blijkbaar de normale
gang van zaken. We functioneren in de
modus van de discontinuiteit. En met die
suppoost heb ik dat fenomeen nog opzette-
lijk versterkt. Tk moest denken aan alle
geluiden, passages en bieps van de suppoos-
ten, en aan de gsm-geluiden van de bezoe-
kers. Onlangs bracht ik een bezoek aan de
tentoonstelling Het verboden rijk. Wereld-
beelden van Chinese en Vlaamse meesters in
het Paleis voor Schone Kunsten. Het was
onwaarschijnlijk hoeveel kabaal je in die
zalen kan maken. Telefoongerinkel, gsm-
muziekjes, geluiden van kinderwagens en
buggy’s, huilende baby’s... We zijn duidelijk
beland op het punt waar alle organisatoren
in die musea altijd al van hebben
gedroomd: er is veel publiek en dus ook veel
lawaai. Het geluid van voetstappen dat ik in
sommige van mijn tentoonstellingen heb
gebruikt stelde die onmogelijkheid om goed
te kijken aan de kaak, het was een verwij-
zing naar het thema van ‘het grote publiek’.
K.B./D.P.: Musea willen ook dat het tentoon-
stellingsmenu aldoor verandert...

J.T.: Je krijgt zelfs de indruk dat je voortdu-
rend mist wat er in de zaal naast jou te zien
is. Je krijgt geen tijd om de film uit te kijken.
Je wordt niet uitgenodigd om te gaan zitten
en de hele middag rustig je tijd te nemen,
alles om je heen te vergeten en naar een
werk te kijken. De huidige manier van pro-
grammeren zet je eerder aan tot consume-
ren dan tot kijken. Je moet snel weer verder.
Op Manifesta en Documenta worden de
kunstenaars eraan herinnerd dat ‘je niet
moet vergeten dat de mensen er snel door-
heen lopen’. Je maakt dus maar beter een
krachtig en indringend werk, iets wat snel
gezien kan worden. De ervaring met zulke
tentoonstellingen heeft mij ertoe gebracht
om deze thema’s uit te werken. Zowel het
thema van de contractie en decontractie
van de tijd-ruimte als het thema van de
onderbroken waarneming, vol tegenstellin-
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gen en tegenstrijdigheden. Toen ik in het
Mamco aankwam, droeg ik al mijn ideeén
over de andere plekken waar ik had ten-
toongesteld met mij mee. De titel 64 exposi-
tions-minute gaat niet alleen over de con-
tractie van de tijd, maar ook over de manier
waarop musea die versnelling vandaag zelf
in de hand werken, bijvoorbeeld door voor
één opening tegelijk meerdere tentoonstel-
lingen te programmeren. Beide ideeén zet-
ten mij aan het werk, het eerste omdat ik
het aantrekkelijk vind, het tweede omdat ik
er mij kritisch wil toe verhouden.

K.B./D.P.: Enerzijds toon je volmaakte vormen,
vierkanten, die refereren aan een contemplatieve
ervaring, een welhaast religieuze waarheid van
de kunst. Anderzijds maak je gebruik van ver-
wijzingen naar de andere zalen, waarmee je
alludeert op de conditie van het hedendaagse
museum: alles moet aldoor bewegen en verande-
ren. De stilte van het kunstwerk schrikt af.

J.T.: Inderdaad, die stilte boezemt ons meer
en meer angst in. En toch blijven de voor-
waarden voor het maken van een werk
overeind. Kunst heeft tijd nodig. Het is een
paradox: we zijn het aan onszelf verplicht
om met die diversiteit en die versnelling
rekening te houden, en tegelijk is het aan
ons om hier en daar op de rem te staan, halt
te houden en toe te zien op de handhaving
van de randvoorwaarden bij de perceptie
van het werk. Het is erg vreemd dat er vaak
minder getwijfeld wordt bij de ontvangst
van een werk dan bij het maken ervan. Er
zijn bijvoorbeeld journalisten die gespeciali-
seerd zijn in de snelle consumptie van
kunstwerken en die tot overmaat van ramp
ook nog eens het laatste woord denken te
hebben.

K.B./D.P.: Wat kun je daar tegenin brengen?
J.T.: Je kunt strategisch te werk gaan. Een
mogelijke strategie is dat je de tentoonstel-
ling gebruikt als een medium. Dan gebeurt
er iets erg verontrustends: de bezoeker die
erdoorheen wandelt, ervaart in de eerste
plaats een parcours. Zo'n ervaring heb je
nooit wanneer je door een tijdschrift bladert.
Wij hebben tenminste nog die kostbare,
wonderlijke tijdservaring van het wandelen.
Het is voor een kunstenaar op zich al een
hele onderneming om een voorwerp in de
kijker te zetten. Een van de redenen waarom
ik blijf kiezen voor sculpturen en tentoon-
stellingen is dat de aandacht die je daarbij
voor een voorwerp vraagt, helemaal geen
lineair tijdsverloop nodig heeft. De enige ver-
eiste is de duur van de blik. Je kunt zomaar
door het Mamco of het Bonnefanten lopen,
of je kunt er uren blijven, op je stappen
terugkeren, een tweede bezoek brengen en
erdoorheen snellen.

K.B./D.P.: De tentoonstelling in het Mamco
was erg complex. Het was alsof er verschillen-
de tentoonstellingslagen op elkaar waren
gelegd. Je had de indruk dat je naar de ‘echte
tentoonstelling’ moest zoeken.

J.T.: En hebben jullie haar gevonden?
K.B./D.P.: Nee.

]J.T.: Daar was het mij net om te doen. Het
maakt deel uit van nog een andere manier
om de tijd-ruimte op te rekken of te ‘stret-
chen’, een ervaring die we allemaal ken-
nen. Mijn tentoonstellingen hebben veel
van de manier waarop we een dag ervaren.
Ze zitten vol contrasten, intensiteiten en

variatie. Ze bestaan uit lagen die ik zeer
behoedzaam in scéne zet. In de laatste zaal,
die de hele tentoonstelling samenvat en er
de ingrediénten van opsomt, was er een
muur waarop ik mijn belangstelling voor
Cézanne kenbaar maakte. Wat mij nu al
jaren fascineert in de schilderijen van
Cézanne zijn de middelen die hij inzette om
ze te realiseren: al die lagen tussen hem en
zijn onderwerp die hij al schilderend tracht
te behandelen. De optimale afstand tussen
hem en de Mont Sainte-Victoire was voor
hem een voorwaarde om zijn object beter te
kunnen zien. Vandaag heb je ook zulke
afstanden, in de nog meer gespannen ver-
houding tussen de kunstenaar, zijn onder-
werp, zijn publiek en zijn mediatoren: cura-
toren, conservatoren, galeriechouders,
museumdirecteurs en kunsthandelaars. De
ruimte tussen de verschillende polen die
werkzaam zijn bij de creatie en tentoonstel-
ling van een werk is ontzettend complex. De
‘echte tentoonstelling’ in het Mamco
bestond misschien net uit het blootleggen
van die complexiteit. Ze werd nog benadrukt
door de poging om op twee plaatsen tegelijk
te zijn, iets wat op zich voortkomt uit mijn
onderzoek naar de onmogelijke alomtegen-
woordigheid. Denk maar aan de manier
waarop ik de vloer heb behandeld als die van
mijn Brusselse atelier, terwijl de muren die
van Geneve waren. Op de grond lagen aller-
lei dingen die je letterlijk in een atelier kunt
aantreffen, zoals meetinstrumenten en boe-
ken die open liggen. De muren waren opge-
vat voor een museale presentatie, met
duimspijkers en vellen papier... De vloeren
gaven de geschiedenis prijs en de witte
muren behielden hun absurde, gezocht
abstracte hermetisme. Zo heb ik hier dus op
een nieuwe manier geéxperimenteerd met
de versnelling van de tijd-ruimte. Ik ga
parallel te werk en werk mijn echte thema
dus altijd verder uit van de ene tentoonstel-
ling in de andere. Wel is er een complexe
relatie tussen de continuiteit van het onder-
werp en de discontinuiteit van de opeenvol-
gende plaatsen waar ik tentoonstel.
K.B./D.P.: In elke zaal vonden we boeken en
afbeeldingen. Was dat materiaal afkomstig uit
je atelier?

J.T.: Ja. Ik had de boeken die ik bij de voorbe-
reiding van de tentoonstelling had ingeke-
ken gewoon meegebracht. Want die boeken
had ik niet toevallig geopend. En op de
grond liet ik het toeval weer zijn gang gaan.
Boeken interesseren mij omdat ze geschie-
denissen zichtbaar maken.

K.B./D.P.: Ook de afbeeldingen in de boeken
waren belangrijk.

J.T.: In het boek over de Shakers dat zich in
de eerste zaal bevond, stond een detail dat
mij frappeerde: een lijst hing tegen een
muur die nogal bruusk was afgesneden
door de kadrering van de foto in de lay-out
van het boek. Ook in de tentoonstellings-
zaal had je muren die het uitzicht op de
andere zalen afsneden. Zo kwam ik nog-
maals op het vraagstuk van de kadrering en
de functie van het museum. Waarom
kadreren en tot waar snij je iets af?
Aanvankelijk was het dus stomweg een
onbeduidend detail in de afbeelding waar ik
belang aan hechtte, een detail dat om te
beginnen niets te maken had met het ver-
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haal van de abstracte meubels van de
Shakers. De uitsnijding van de foto in het
boek interesseerde mij evenveel als het
eigenlijke onderwerp van het tentoongestel-
de boek: de gezochte abstractie in de meu-
belkunst van de Shakers. In de eerste zaal
werd al een groot aantal elementen aange-
boden door het samenspel van de drie
geopende boeken. Op de grond lag ook de
enige agenda die ik heb, een afbeelding van
de hemel die telkens wordt voorafgegaan
door de naam van een maand. Nu heb ik
hem uitzonderlijk niet bij, hij is niet in
Belgié...

K.B./D.P.: Er waren dingen die je kon voorbe-
reiden in Belgié, maar daarnaast had je ook de
kans om contact te maken met Genéve.

J.T.: Ja. Ik zat de hele tijd in de zeven zalen te
werken en ging alleen de stad in om te eten,
maar ik heb op die manier toch een paar
elementen van mijn bezoek aan Geneve
meegebracht. Zo waren er bijvoorbeeld een
aantal placemats uit restaurants, mijn
voornaamste oogst aan lokaal materiaal.
En ook water uit het Meer van Genéve en
uit de Rhoéne. Eerst wilde ik zo weinig moge-
lijk uit Belgié meebrengen. De rest zou ik
desnoods wel ter plaatse vinden. Want ik
moest beslissen hoe ik met een plek als het
Mamco zou omgaan. Ik kon ertegenin gaan
of ik kon me erdoor laten leiden. Meestal
kom ik meer te weten over mijn manier van
denken en werken wanneer ik de plek
gewoon aanvaard en me er helemaal door
laat leiden, soms tot in het absurde, zoals
hier het geval was. En dus heb ik er uitein-
delijk niets aan veranderd. Ik heb zelfs geen
spijker in de muur geslagen. Om me volledig
door de ruimte te laten leiden, heb ik ook
het enige raam op de hele verdieping, een
nooduitgang, dichtgemaakt. Ik gaf de sup-
poosten een draaiboek en op regelmatige
tijdstippen moesten ze het gordijn sluiten.
De vijfde verdieping van het Mamco is
immers een van de meest beckettiaanse
ruimten die ik ooit heb geweten. Er zijn
prachtige vergezichten en bergen, maar
alles zit potdicht en je krijgt niets te zien.
Dat is een situatie die ik wel treffend vind
voor Zwitserland, een natie die zich buiten
de Europese Unie houdt en zo met allerlei
vragen zit omtrent het belang van het
behoud van een lokale cultuur.

K.B./D.P.: Je zei al dat de laatste zaal de hele
tentoonstelling samenvatte...

J.T.: Ja, op het rek tegen de muur links lag al
het materiaal dat ik had gebruikt om alle
voorgaande zalen te realiseren: emmers,
potten met pigment, een waterpas enzo-
voort. En ook de projectoren voor die zaal
zelf stonden erop: alles was samen uitge-
stald op een rek tegen de muur, zoals op
Cézannes schilderij van zijn atelier. Aan de
muur rechts hing dan weer een groot mag-
neetbord met daarop projecties en allerlei
papieren. Het beeld op de achtergrond was
een reproductie van een open boek met
Malevitsj’ ‘architectons’, dat de hele muur
in beslag nam. Dat verklaart trouwens
waarom deze laatste zaal op het uit de losse
hand getekende overzichtsplan in schuin
perspectief aan de muur van de inkomhal
de ‘Malevitsj-Cézannezaal’ werd genoemd.
Tussen beide muren van de laatste zaal, dus
tussen het materiaal links en de afbeeldin-

o

gen rechts, werd in feite de ruimte tussen
Cézanne en Malevitsj opgemeten.
K.B./D.P.: De Malevitsj-Cézannezaal was wel
niet de enige plaats waar de tentoonstelling
werd samengevat. Nog voor je de eerste zaal
binnenkwam, zag je al dat plan dat de hele ten-
toonstelling schetst.

J.T.: Die grote potloodtekening kondigt de
zalen aan en zegt ook hoe ze heten. Het per-
spectief is inderdaad verre van realistisch.
Het is een soort vogelperspectief, een per-
spectief van de geest. De tekening toont
misschien het gezichtspunt van de auteur,
maar de intenties nemen wel de vorm van
een rebus aan. Ze bieden dus geen zekerheid
of waarheid.

K.B./D.P.: In de vierde zaal was er nog een
samenvatting.

J.T.: Ja, dat was een geluidloze filmprojectie
die ik ‘het referaat’ [la conférence] heb
genoemd. Het was een werk dat ik samen
met Willem Oorebeek heb gerealiseerd. Je
ziet ons samen een aantal boeken inkijken,
discussiéren, de maat nemen en allerlei
details op afbeeldingen aanwijzen. Je ziet
ook hoe we praten over kadrering en daar-
bij gebruik maken van de reproducties in de
boeken die uiteindelijk op de vloer van de
zalen in het Mamco kwamen te liggen.
Vreemd genoeg vatte ons ‘referaat’ de ten-
toonstelling al samen nog voor ze bestond.
K.B./D.P.: Hoe kwam dat?

J.T.: ‘Het referaat’ vond plaats in mijn ate-
lier, dus voor het ontstaan van de tentoon-
stelling waarop ze een commentaar moest
vormen. In zekere zin weet je al wat je zoekt,
je bent er alleen nog blind voor... Achteraf
gezien kan elk moment in elk van mijn ten-
toonstellingen er het centrum van zijn. Elk
moment zou de hele tentoonstelling kun-
nen uitleggen. En het ‘referaat’ vormt bij
uitstek een centraal gegeven, want daarin
ben ik niet langer de auteur van de tentoon-
stelling. Ik speel er de rol van een commen-
tator achteraf, net zoals in de laatste zaal.
En als commentator ben ik al de ander.

Transcriptie: Aurore Picavet
Redactie in het Frans: Piet Joostens
Vertaling uit het Frans: Piet Joostens

A Stretch Museum Scale 1:1 vond plaats in het
Bonnefantenmuseum te Maastricht van 11
februari tot 6 mei 2001 (www.bonnefanten.nl).
64 expositions-minute. Sur mesure, échelle
variable vond plaats in het Mamco te Genéve
van 21 februari tot 6 mei 2007 (www.marmco.ch).
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Film in het museum

Een panelgesprek over video en film tussen ‘cinema’ en ‘tentoonstelling’

met Catherine David, Chris Dercon (moderator) en Pedro Costa

Chris Dercon: Als ik Bazins vraag — “Qu’est-
ce que le cinéma?” — oppak, stel ik vast dat
velen ze vandaag niet meer zo relevant vinden.
In plaats daarvan zouden we ons— zoals de film-
theoreticus Edwin Carels ooit heeft voorgesteld
— beter afvragen: “Waar is de film?” Het ant-
woord luidt natuurlijk: “Overal”. Catherine
David heeft in die discussie een vruchtbare rol
gespeeld. ITn 1998 maakte ze samen met
Christine Van Assche en Raymond Bellour
Passage de I'image, een van de eerste tentoon-
stellingen die het probleem aansneed van de film
die tentoongesteld wordt — wat iets anders is
dan het tentoonstellen van de film. Ze brachten
ook de spanning ter sprake die we vandaag in
het museum kunnen bespeuren, een spanning
die ermee te maken heeft dat zoveel witte zalen
verduisterd worden, maar die zich ook afspeelt
tussen de beweeglijkheid en de onbeweeglijkheid
van het beeld en de toeschouwer. Daarna initi-
eerde David in 1995 Chantal Akermans instal-
latie D'Est, die ze toen ook voor het eerst presen-
teerde, in het Jeu de Paume. De installatie was
gebaseerd op de film D'Est (1993). De derde
stap was natuurlijk de aanwezigheid van docu-
mentaires en video’s op Documenta X en meer
bepaald de aanwezigheid van Jean-Luc Godards
Histoire(s) du Cinéma. En de vierde stap is
Catherines presentatie van het werk van Pedro
Costa in Witte de With in 2003-2004, geba-
seerd op Costa’s film In Vanda’s Room
(2000). Catherine had Pedro Costa opgebeld en
hem gevraagd: “Waarom maken we samen geen
tentoonstelling?” Waarop Pedro had geant-
woord “Wat? Hoe doe je zoiets?” We zullen
straks even bekijken hoe het verder is gegaan.
Later heeft Catherine ook een tentoonstelling
gepresenteerd van de beeldhouwer Rui Chafes
en Pedro Costa — met materiaal van Costa’s In
Vanda's Room en zijn recentere film Colossal
Youth (2006) — in Museu Serralves in Porto
(2005-2006).

Wat me bij Pedro Costa brengt. Zijn meest
recente film — L'état du monde — maakt deel
uit van een collectief project waar ook Chantal
Akerman en Harun Farocki bij betrokken
waren, en is geproduceerd door de Calouste
Gulbenkian Foundation. Interessant om weten
is dat Jeff Wall bijna klaar is met een essay over
Pedro Costa. U merkt het: een heel nieuwe
wereld raakt erbij betrokken. Pedro Costa ver-
wijst altijd naar zijn postpunkperiode. Hij keek
naar westerns van John Ford, die veel indruk op
hem hadden gemaakt toen hij nog een kleine
jongen was. Maar hij adoreerde ook de films
van Straub-Huillet. En in 1989 maakte hij
O Sangue (The Blood), in 1995 gevolgd door
Casa de lava (Down to Earth). In 1997
maakte hij Ossos (Bones) en op dat moment
kwam Catherine David met Pedro Costa in con-
tact, nadat ze de film Ossos had gezien, een
35mm-film die werd gedraaid met een zware
equipe, met assistenten en een scenario, heel erg
cinéma dus. Later besloot Pedro Costa om dat
segment van de filmbusiness op te geven en in
2000 maakte hij In Vanda’s room, meteen
een overstap van film naar video. Voor die film
werkte hij als een schilder: elke dag trok hij met
zijn kleine dvd-camera naar de kamer waar de
junkie Vanda woonde, zoals de schilder die elke
dag naar zijn atelier gaat. Dat past in zijn
bewondering voor Straub-Huillet, want die
hebben een mooie film gemaakt over Cézanne
die elke dag de Mont Sainte-Victoire gaat schil-
deren. Pedro Costa loopt niet alleen hoog op met
Straub-Huillet omdat ze de film opnieuw heb-
ben uitgevonden, maar hij is ook enthousiast
over de manier waarop ze schilderijen hebben
gefilmd. Zijn recente film Colossal Youth
(2006 ) bevat een wonderlijke scéne waarin hij
in de Gulbenkian Foundation een prachtig doek
van Rubens filmt.

Laten we met Catherine David beginnen. In
1995 besloten Chantal Akerman en jij om voor
een tentoonstelling in het Jeu de Paume de
installatie D'Est te produceren, die gebaseerd is
op Akermans gelijknamige film uit 1993.
Waarom was die installatie zo belangrijk voor
jou? Waarom vond Chantal ze belangrijk?
Catherine David: Wel, ze was druk bezig
met het voltooien van de film, die voor haar
een heel lang proces was geweest — een lang
verfilmingsproces, een lang verhaal, en ze
werd er erg door in beslag genomen.
Christine Van Assche, Chantal en ikzelf
raakten in gesprek en Chantal begon na te

Pedro Costa

No Quarto da Vanda (In Vanda's Room), installatie tijdens de tentoonstelling [Based upon] TRUE STORIES in Witte de With, 2003-2004

denken over hoe ze de film kon — niet trans-
formeren, maar er afstand van nemen en
hem installeren in de ruimte van het Jeu de
Paume. Daar hebben we dus heel veel over
gepraat en ik heb het gevoel dat dit mis-
schien wel de beste installatie is die ze ooit
heeft gemaakt. In die zin dat ze ophield
waar een beeldend kunstenaar zou begin-
nen. In haar installatie kan je de handen
van de filmmaker in het materiaal zien ver-
zinken, en daar stilhouden. Er is geen
‘installatie-opstelling’ aan toegevoegd. Het
lijkt heel erg op het monteren van zeer com-
plex en ambitieus materiaal.

Ch.D.: Kan je de installatie beschrijven? Ik
geloof dat ze uit drie delen bestond?

Ca.D.: Ik hoop dat ik het me nog herinner,
het is al een hele tijd geleden. Een aantal
monitoren was in verschillende sequenties
opgesteld, en de montage verschilde nogal
van die van de film. Daarna kwam er geloof
ik een zwart gat. Het derde deel herinner ik
me nog erg goed: het geluid. Chantal die een
tekst las over lopende mensen en de concen-
tratiekampen.

Ch.D.: Waarom maakte die installatie zo'n
indruk op jou?

Ca.D.: Ik vind het moeilijk om daar de vin-
ger op te leggen. We werkten samen en heb-
ben heel wat gepraat; Chantal dacht lang
na over hoe ze alles in elkaar moest zetten.
Het was een erg precieze, economische
manier om de film binnen te gaan, maar het
was ook erg organisch, alsof je zag hoe de
blote handen erin verzonken. Als je de film
D’Est (1993) bekijkt, kan je daar beslist
gelukkig mee zijn. Maar ik geloof dat de
installatie er nog iets aan heeft toegevoegd:
ze scherpte bij de kijker het bewustzijn aan
voor de complexiteit van wat erachter zat
en van de mogelijke montages. Later heeft
Chantal veel doelbewuster aan installaties
gewerkt en heb ik dat soort precisie en
kwetsbaarheid nooit meer teruggevonden:
het was een soort fragiel evenwicht.

Ch.D.: Waarom wilde ze die installatie maken,
denk je? Ze kon net zo goed hebben gezegd: “Tk
ben een filmmaker, op die manier gaat het niet.
Tk wil me concentreren op het geld, ik wil dat
mijn film in omloop komt.”

Ca.D.: Chantal was erg open. Het Jeu de
Paume en het Walker Art Center hadden
haar die kans gegeven, en ze dacht:
“Waarom niet? Laten we het proberen.” En
toen ze erover begon na te denken, vond ze
het interessant. Ze was van plan geweest om

iets te ontwikkelen vanuit de film, en vol-
gens mij is de film echt iets anders geworden.
Ch.D.: In een interview uit 1995 — als ik me
goed herinner — zei ze: “Een film produceren is
z0 lastig. Het heeft met ticketverkoop te maken,
er wordt alleen nog over geld gesproken, en ik
zou meer vrijheid willen, ik zou iets met film
willen doen — iets als een spel spelen, een
gedicht schrijven. Het gaat er ook om dat je iets
mag proberen, dat je mag mislukken.” En ze
voegt er nog iets moois aan toe: ‘Anders dan in
de filmwereld maakt het in een museum niks uit
als je geen succes hebt.” Denk je dat ze zich toen
gedeprimeerd voelde over haar positie als film-
maker? Ze had het erg moeilijk om aan geld
voor producties te komen. Denk je dat ze zoveel
installaties maakt om een gevoel van vrijheid
terug te winnen?

Ca.D.: Dat is moeilijk te zeggen. In vergelij-
king met grote filmproducties gaat het in
elk geval om andere risico’s en andere
investeringen. Pedro Costa, bijvoorbeeld,
investeert geen miljarden in zijn films. Ik
weet niet of dat ook voor Pedro geldt, maar
vroeger raakten filmmakers wel eens uitge-
keken op hun situatie; ze vonden de kunst-
wereld ‘glamoureuzer’, directer. Je moet
natuurlijk wel een zekere onschuld en
naiviteit bezitten om dat te denken, maar
het hangt waarschijnlijk samen met een
gebrek aan erkenning en met de moeilijkhe-
den die ze hadden om films te kunnen
maken en tonen. Filmmakers denken dat
naar een museum gaan gemakkelijker,
directer, sneller, glamoureuzer is. Je krijgt
meer aandacht.

Ch.D.: Het is vreemd dat je zoiets zegt. Als je het
werk bekijkt van filmmakers zoals Philippe
Parreno, Matthew Barney, Pierre Huyghe of
Douglas Gordon, dan zie je, zoals Jeff Wall zegt,
een imitatie van de film, een soort secundaire
mimesis. Ze imiteren de productie van de film,
onder meer omdat ze vinden dat die meer gla-
mour heeft. Jij zegt dan weer dat Akerman en
andere filmmakers nu net vinden dat de kunst-
wereld meer glamour bezit. Er bestaat blijkbaar
verwarring over wat het meest glamour heeft.
Ca.D.: Volgens mij is dit een vraag voor
Pedro. Eerlijk gezegd, ik heb altijd gedacht
dat als er dingen ‘dansen’ op de muur, het
daarom geen film hoeft te zijn: dat maakt
het niet interessant of de moeite waard.
Laten we toch een klein beetje nauwkeurig
en ernstig blijven.

Ch.D.: Pedro Costa, heb je ooit een installatie
van Chantal Akerman gezien?

o

Pedro Costa: Ik heb de installatie D’Est
gezien in het Centre Pompidou. Vier jaar
geleden had Akerman daar een retrospec-
tieve. De installatie in het Jeu de Paume heb
ik niet gezien.

Ch.D.: Vond je het vreemd dat Chantal
Akerman, iemand die je bewonderde, plotseling
video-installaties begon te maken?

P.C.: Nee, voor mij sprak het vanzelf. En ik
vind het vreemd dat anderen, mensen zoals
Philippe Garrel, daar niet bij betrokken zijn.
Eigenlijk zou dat moeten.

Ch.D.: Waarom zou hij erbij betrokken moeten
zijn?

P.C.: Het hangt niet af van de filmmakers.
We worden de musea en galeries binnenge-
duwd. Normaal gezien zijn het curatoren of
critici die beslissingen nemen en keuzes
maken, die erop wijzen dat het werk van
sommige filmmakers esthetische en pictu-
rale kwaliteiten bezit. Het is min of meer
aanvaard dat er een kloof bestaat tussen de
commerciéle, mainstream filmmakers van
wie het werk overal ter wereld in bioscoop-
complexen vertoond wordt, en de ‘artistie-
ke’ filmmakers over wie het oordeel luidt dat
ze ‘bijna schilders’ zijn, en dichter bij de
schone kunsten staan. Ik denk dat het ook
iets te maken had met het cliché dat wij een
wat meer afstandelijke, onthechte houding
tegenover geld hebben. Eigenlijk is het net
omgekeerd: we moeten de hele tijd aan geld
denken, simpelweg omdat we er geen heb-
ben. Persoonlijk zou ik mijn films veel liever
in bioscoopcomplexen laten zien... De
samenwerking met Catherine is anders,
omdat ze van film houdt en er veel van
afweet. Toen ze me vroeg om tentoon te stel-
len, was ik wel wat bang. Maar ze was erg
precies. Ze zei: “Jij brengt je dagen door in
deze gemeenschap, met deze mensen, dus
heb je vast wel interessant materiaal lig-
gen.” Wat vreemd was: toen ik de tapes
opnieuw bekeek, besefte ik dat ik eigenlijk
niet zo heel veel had...

Ch.D.: Je zegt dat je niet zoveel materiaal had,
maar voor Colossal Youth nam je 350 uur op.
P.C.: Het voorstel van Catherine om de rus-
hes van In Vanda’s Room te tonen, waarvoor
ik 180 uur heb opgenomen, leverde een
delicate en vreemde operatie op. Een film
maken betekent immers keuzes maken. Je
kiest wat te horen en te zien zal zijn. Je
maakt verschillende opnames van een shot
om het juist te krijgen, om je enscenering te
verbeteren, om een acteur ertoe te brengen
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zichzelf te overtreffen. En wat niet goed is,
toon je ook niet. Zo simpel is dat.

Ch.D.: Laten we dit precies onder woorden
brengen. Catherine vroeg je om in Witte de
With materiaal te tonen. En toen ze het over de
rushes had, aanvaardde je dat als een uitda-
ging? Een van de meest verbazende en shocke-
rende scénes in In Vanda’s Room was voor mij
de scéne met Ventura in de slaapkamer en met
Vanda die het over Mr. Crocodile heeft. Die
scéne op het bed duurt ongeveer 18 minuten en
kon net zo goed op zichzelf staan. Stel dat ik je
vroeg om die scéne eruit te halen en op video-
schermen te tonen?

P.C.: Ik weet het niet. Ik heb er nog nooit
over nagedacht. Waarschijnlijk zou het
gewoon een van die ‘gags’ lijken die je in 90
procent van de hedendaagse videokunst
kunt zien. Ik ben geen videokunstenaar, ik
ben een filmmaker, en een film is een con-
structie. De onderdelen moeten in elkaar
passen, anders zakt het hele ding in elkaar,
of erger: het mist beweging en spanning.
Elk shot, elke scéne hangt af van de shots en
scénes die eraan voorafgaan en erop volgen.
Je kunt natuurlijk ook zeggen dat elke scene
haar specifieke waarde heeft, maar uitein-
delijk is film de kunst om momenten op zo'n
manier samen te brengen dat ze een ver-
haal vertellen. Misschien kom ik nu wat
reactionair over, maar ik geloof dat de film
zijn narratieve basis nooit kan vergeten.
Ch.D.: Waarom heb je de rushes dan getoond?
P.C.: In de eerste plaats omdat ik mijn werk
echt overal wil laten zien. Om commerciéle
en politieke redenen gooien de ‘normale’
bioscoopzalen hun deuren voor mij dicht.
Als ik mijn werk alleen nog kan tonen in
musea en galeries — wat kan mij dat sche-
len. Het publiek is eigenlijk hetzelfde. De
mensen die vandaag in de rij staan om Van
Gogh te zien staan morgen in de rij voor
Spider Man 3. En omdat mijn werk in de rea-
listische traditie past en in een museum
voor moderne kunst voor enkele rare
nachtmerries kan zorgen... het is haast een
schandaal! Dus dacht ik dat het interessant
kon zijn om mensen te confronteren met
zichzelf of met de manier waarop ‘hun
andere helft leeft’. En meteen wilde ik ook
de gewone routine van de beschouwende,
esthetische, sublieme ervaring onderuitha-
len. De kijkers zouden een inspanning moe-
ten leveren, ze zouden voor hun eigen mon-
tage moeten zorgen. Ik maakte een erg
schematische verdeling tussen binnen- en
buitenopnames, met op het ene scherm alle
binnenopnames en op het andere alle bui-
tenopnames. Een erg simpel idee: ik wilde
de private, geheime momenten en ruimtes
scheiden van de publieke, collectieve. Op die
manier moeten de toeschouwers de juiste
afstand zoeken, en de relatie organiseren
tussen zichzelf en de dingen die op het
scherm gebeuren, maar ook de relatie tus-
sen beide schermen, en misschien even
belangrijk: de relatie tussen zichzelf en hun
buren in de museumzaal. We hadden een
uur nodig om een seconde uit Vanda’s leven
te vertellen. We kregen te maken met erg
concrete problemen rond tijd en ruimte,
problemen die ambachtslui zoals Griffith of
Chaplin al hadden aangepakt.

Ch.D.: Het verschil met Griffith en Chaplin is
natuurlijk de zelfreferentialiteit. In de jaren '50
en '60 had je al een soort metafilm, een com-
mentaar op de film. Nu heb je ook die zelfrefe-
rentialiteit. Ben je het daarmee eens?

P.C.: Tk weet het niet. Ik denk dat film-
makers meer en meer gefascineerd zijn
geraakt door zichzelf, door de manier waar-
op ze iets aanpakken, en door de manier
waarop mensen daarop reageren. Er komt
heel wat ijdelheid bij kijken, veel overbodig
raffinement ook. Je hoeft niets te verwach-
ten van film die zichzelf of de schilderkunst
kopieert. Het is een geval van artistieke en
morele onmacht, fetisjisme en cultuurtoe-
risme. Het resulteert in het anything goes dat
vandaag in theaters en musea zo opvalt.
Ch.D.: Misschien is de filmwereld het meest
geinteresseerd in het thema, in het verhaal,
zodat je, als je nauwkeurig wil omspringen met
vorm en je fascinatie voor de vorm wil tonen,
ergens anders heen moet. Naar het museum,
bijvoorbeeld. Je hebt in Rotterdam met
Catherine gewerkt en in Porto met de beeldhou-
wer Rui Chafes. In de context van het museum
toon je een ander aspect van je werk, een aspect
dat misschien niet zou overkomen in de context
van Cannes of van een filmmuseum.

P.C.: Ik weet het niet. Het gaat altijd over het
werk. Ik ben nooit aan het ‘opnemen’ of ‘fil-
men’, ik ben aan het werk. En daar komt
heel wat meer bij kijken dan filmen. Tk
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bedoel: als filmmaker moet je je niet beper-
ken tot artistieke doelen. De film leven, dag
na dag, dat is geen artistieke klus.

Ch.D.: De installaties van Chantal Akerman en
jouw twee experimentele installaties, zou je die
een nieuw soort film kunnen noemen?

P.C.: Nee, ik ben niet op zoek naar iets
nieuws. Ik ben meer gehecht aan de verras-
singen die routine in petto kan hebben.
“Routineuze genoegens”, zoals Jean-Pierre
Gorin ze noemt. Ik heb met Catherine en
Rui Chafes samengewerkt omdat ik hen erg
respecteer. Ik heb gewoon geprobeerd om zo
goed mogelijk te werken — zoals een schoen-
maker zou proberen om het beste paar
schoenen te maken. Maar ik maak geen
tafels — ik weet niet eens hoe dat moet.
Ch.D.: Catherine, waarom was je zo geinteres-
seerd in de rushes van Pedro Costa?

Catherine David: Toen ik In Vanda’s Room
zag besefte ik dat er iets vreemds aan de
gang was. In de film zag ik iets sterks, iets
dieps, iets wat je niet kunt verwezenlijken
zonder een erg specifiecke — niet methodolo-
gie, want dat is te steriel, maar zonder een
erg specifieke alchemie. En ik wilde uitzoe-
ken of je die alchemie van de film, de
manier waarop Vanda is gefilmd, toch
enigszins kon ontsluiten, iets wat met de
klassieke perspectieven niet kan. Ik denk
dat Pedro in Porto, in de expositie met Rui
Chafes waarvoor hij ook materiaal van
Colossal Youth heeft gebruikt, min of meer
hetzelfde heeft gedaan.

Ch.D.: Kun je dat beschrijven?

Ca.D.: Op een dag vroeg Pedro me hoeveel
uur per dag het museum open was. In
Serralves is dat zoals in veel andere musea 8
uur per dag. Pedro zei: “Oké, laten we 8 uur
van Colossal Youth nemen.” Hij koos een
van de scénes waarover hij het daarnet
heeft gehad en liet die integraal zien. Haast
niemand — enkele extremisten niet te na
gesproken — bleef tot 6 uur in de namiddag
in de zaal zitten kijken. Maar wie het wel
deed, maakte een heel specifieke ervaring
mee. Nog eens: het gaat er niet om of
iemand maniakaal is. Ik vraag de filmmaker
gewoon om iets voor het museum te maken.
In zekere zin vraag ik hen om een transgres-
sie: ze moeten anders gaan werken, andere
diepten van de film proberen te peilen. En
soms zei hij: “Nee, dat is echt onmogelijk.”
Pedro Costa: Kafka vroeg zijn vriend Max
Brod om na zijn dood zijn nalatenschap te
vernietigen. Sommige gestoorde cinefielen
willen alleen maar director’s cuts zien, de
verloren stukken van Citizen Kane, alle
ongemonteerde opnames van Renoirs Une
partie de campagne. Dat is dom; Renoirs film
is wat hij is, de rest is rommel. Ik denk dat
het Kafka echt ernst was toen hij vroeg om
alles te verbranden.

Ch.D.: Wat is het verschil tussen wat je net
beschreef en wat je zelf hebt gedaan?

P.C.: Ik meende dat zoiets misschien interes-
sant kon zijn in het museum, anders dan in
de bioscoop. Sommige mensen konden die
rushes misschien interessant vinden. In de
filmzalen worden mijn films niet vertoond
voor een miljoenenpubliek. In zekere zin
kunnen ze interessant zijn als document. Ik
zou ook wel graag eens de restjes van som-
mige collega’s willen zien, waarom niet.
Ch.D.: In Porto hebben Catherine en Pedro 8
uur lang materiaal getoond, in het volle besef
dat niemand het integraal zou zien. Wat ik boei-
end vind, zowel in dit geval als in dat van
Chantal Akermans D’Est, dat is dat we film en
video in een museum tonen en dat we aanvaar-
den dat de receptie ervan onvolledig is. Waarom
accepteren we dat het werk nooit in zijn totali-
teit wordt gezien? Zo gaat het er trouwens
meestal aan toe. Als je op de Biénnale van
Venetié alles wil zien heb je 72 uur nodig.
Zoveel tijd besteden we er nooit aan. Toch zijn
we daar tevreden mee, en ook de kunstenaar is
tevreden. Waarom is dat aspect zo boeiend?
Catherine David: Of dat op zichzelf zo boei-
end is, weet ik niet. Het belangrijkste is dat
het geen frustrerende ervaring mag worden
als je iets niet helemaal kan zien. Ik ben
altijd kwaad als men vooraf niet zegt hoe
lang een film of een voorstelling duurt...
Eigenlijk ben ik altijd liever thuis, met mijn
dvd. Maar als ik zie hoe mensen zich door-
heen de tentoonstellingen bewegen — hoe ze
die consumeren, of hoe je het wil noemen —
besef ik natuurlijk heel goed hoe belangrijk
het is om alles goed te organiseren. Wat
Porto betreft: als iemand daar Pedro’s film 8
uur lang wilde bekijken, dan kon dat in
comfortabele omstandigheden, zonder
rommel, zonder lawaai. Wat met D’Est
gebeurde, was misschien niet zo boeiend
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geweest in de jaren '30 of '60. Toen had je
in Frankrijk nog een gemeenschap van
cinefielen, maar eind jaren '70 is die uit
elkaar gevallen. Elke gelegenheid die je
mensen biedt — hoe weinig talrijk ze ook
zijn, enkele tientallen misschien — om te
worden geconfronteerd met die complexe
kanten, die extremen van de filmkunst, is
belangrijk en de moeite waard.

Ch.D.: Mag ik nog even dieper graven? Hangt
dit niet samen met wat Jacques Ranciere heeft
gezegd over het belang van de film voor de
hedendaagse beeldende kunst, toen hij zei dat de
film schizofreen geworden is en dat we tegelijk
willen dat hij weer een soort celibataire machi-
ne wordt? De enige manier waarop we van de
film kunnen dromen als een soort utopische
taal, is door hem opnieuw uit te vinden, wat
inderdaad op een celibataire machine lijkt.
Pedro Costa: Laten we het erop houden dat
de film de wereld en dus de mensen de rug
heeft toegekeerd. Steeds minder filmmakers
kiezen de kant van de film...

Ch.D.: Met wat je zegt, verwoord je opnieuw le
cinéma d’auteur. Goede film gaat niet over de
régisseur.

P.C.: Film gaat niet over de kunstenaar.
Waar het wel om gaat: dat je in de wereld
bent, onze wereld, dat je een plek kiest en
dat je aspecten van tijd en ruimte en
begrenzingen onderzoekt die we met z'n
allen gemeen hebben. Als de film zijn realis-
tische oevers te buiten gaat, denk ik, verliest
hij zijn kracht. Kijk maar naar Chaplin: het
gaat niet over hem, het gaat over ons, gaan-
de van hoe je een straat oversteekt, tot hoe
je een dictator bestrijdt.

Ch.D.: Maar wat ik dan niet begrijp, Pedro, dat
is jouw fascinatie voor Andy Warhol. Andy
Warhols Sleep is een fysieke weergave van de
celibataire machine van de film. En jouw fasci-
natie voor Straub-Huillet begrijp ik al evenmin.
Der Tod des Empedokles van Straub-Huillet is
een erg moeilijke, complexe film omdat hij hele-
maal over vorm gaat; hij is erg streng. En Jean-
Marie Straub en Daniéle Huillet zijn er de men-
sen niet naar om zichzelf weg te cijferen.

P.C.: Daar ben ik het niet mee eens.

Ch.D.: Ze drukken zichzelf uit. Ze willen vorm;
ze willen vorm creéren.

P.C.: Nee. Ze zeggen alleen dat je eerst een
idee moet hebben, en dat je dan met het
materiaal moet werken, zodat je het een
bepaalde vorm kunt geven. Veel films of
kunstwerken zijn vormloos. Ik bedoel: zon-
der ideeén over deze wereld, zonder dat er
concreet aan is gewerkt.

Ch.D.: Goed dan, waarom vind je Andy Warhol
zo'n fascinerende en belangrijke filmmaker?
P.C.: Het gaat niet om fascinatie, maar om
bewondering. Tk verkies Warhol boven
Cassavetes.

Ch.D.: Waarom? Waarom is Warhol een betere
filmmaker dan Cassavetes?

P.C.: Ik vind dat Cassavetes te ver gaat, het is
alsof hij film en theater op z'n kop wilde zet-
ten en alles helemaal wilde omgooien. Hij
wilde tegen Hollywood ingaan — wat
natuurlijk niet slecht is — om iets compleet
anders te gaan doen. Maar dat kostte hem
zoveel moeite dat hij onderweg veel van wat
film echt kan tonen is kwijtgeraakt. Hij
raakte bijvoorbeeld een flink stuk van het
mysterie kwijt. En kreeg er enkele clichés en
wat psychologisch vet voor in de plaats. Bij
Warhol gaat het alleen om het maken. Het
maken zelf. Hij heeft niet de ambitie om de
diepten van de menselijke ziel te doorgron-
den. Ik voel me meer verwant met zijn aan-
pak: laten we met iets kleins beginnen, met
de oppervlakte van de dingen, en als we
hard werken en wat geluk hebben, stoten
we misschien dieper door.

Ch.D.: De voorbije 20 jaar hebben heel wat
filmmakers geprobeerd om schilderijen te fil-
men. Straub-Huillet maakten een mooie film
over Cézanne waarin de camera erg dicht bij het
doek blijft en in het doek lijkt binnen te gaan.
Sokurov heeft op Hubert Robert gewerkt
(A Happy Life), en ook op Saenredam in het
Boijmans. Kunnen we iets leren van de manier
waarop filmmakers schilderijen filmen? Film jij
een schilderij anders dan Sokurov of Straub-
Huillet? In je nieuwe film Colossal Youth zit
een wonderlijke scéne waarin je in de
Gulbenkian Foundation een mooi doek van
Rubens filmt.

P.C.: De belangrijkste acteur in Colossal
Youth is Ventura, een immigrant uit Cabo
Verde die in 1972 naar Lissabon is gekomen
en als metselaar heeft gewerkt. Toen hij me
vertelde dat hij de Gulbenkian Foundation
had helpen bouwen, stelde ik hem voor om
een scéne te filmen in het museum. Uit al die
schilderijen koos hij De vlucht naar Egypte. Tk
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filmde het schilderij terwijl Ventura het
bewonderde. Maar ik geloof dat Ventura
eigenlijk zijn eigen werk aan het bewonde-
ren was — de muur die hij had gebouwd.
Alsof hij zei: “Mijn muur is prachtig, en het
is ook wel leuk dat er een Rubens aan
hangt.” Voor mij zit de schoonheid van de
scéne daarin. Niet alleen in Rubens. Je moet
kunst wat naar beneden halen om haar nog
hoger te kunnen verheffen. Anderzijds was
het natuurlijk barbaars om zoiets met die
arme oude Rubens te doen...

Ch.D.: Was het zo verschrikkelijk omdat je een
videocamera hebt gebruikt?

P.C.: Ja, het is verschrikkelijk omdat video-
beelden zo pover zijn: elektronische pixels
die in een levenloze soep dansen. Video kan
onmogelijk recht doen aan Rubens of aan
bergen, bomen, de lucht of de zee. Dat kan
je alleen proberen met een rijk 3 5mm-beeld
en met veel overtuiging. Straub en Huillet
hebben dat, en daarom kunnen ze het ook.
Ch.D.: Zij zijn de echte believers.

P.C.: Ja. Daarom maken ze ook zulke mooie
en waarachtige films. Ik ben zwakker, ik ben
meer zoals Warhol... het is moeilijk om in
deze wereld een echte believer te zijn.

Ch.D.: Catherine, hoe kunnen het museum,
curatoren, de wereld en het geld van de beelden-
de kunst idealistische filmmakers zoals Pedro
Costa helpen?

Catherine David: Het thema van de ‘arme
filmmaker’ interesseert me niet zo erg.
Filmmakers kunnen werken zoals ze willen
en tot op zekere hoogte kunnen ze hun
eigen manier van werken uitvinden. Met
het museum gaat het al evenmin erg goed.
Als je precies en intelligent wil werken, weet
ik ook niet zeker of het museum aan je ver-
wachtingen tegemoet kan komen. We moe-
ten inventiever en minder bevooroordeeld
worden. De kwestie is simpelweg: waar haal
je het geld vandaan en hoe organiseer je de
distributie? De omstandigheden — “Tonen
we dit in een zwarte doos of in een grote
bioscoop op de Champs Elysées of gaan we
underground?” — doen er volgens mij niet
echt toe. Waar het om gaat, is dat je op zo'n
manier werkt en handelt dat er een cohe-
rente productie uit voortkomt. In het geval
van Pedro en andere filmmakers die met
een groot budget werken, is de vraag vol-
gens mij: “Is je structuur van je concept en
je productie coherent?” Dat het museum
mensen en projecten kortwiekt, geloof ik
niet. Je moet het museum niet als een alter-
natief beschouwen. Het is niet meer dan
een extra ruimte waar je dingen kan laten
zien. Niet meer dan een extra financierings-
bron — maar niet voor elk project.

Ch.D.: Enkele maanden geleden was er in Les
Cahiers du Cinéma een forumgesprek over
cinema d’art et d’essai, over de onafhankelijke
film. Het sleutelprobleem van de artistieke film,
zo werd daar betoogd, is de distributie. In St.
Astier, een dorp in de Dordogne, worden een
avond lang onafhankelijke films vertoond, en
Pedro Costa’s film is daar te zien in een kleine
bioscoop. De man die het bioscoopje exploiteert
krijgt subsidies omdat hij de film één keer ver-
toont. Daarna verdwijnt hij. Maar het gaat niet
alleen over distributie, het gaat ook over pro-
grammering. We moeten weer films leren pro-
grammeren. Kan het museum daarbij helpen?
Ca.D.: In sommige gevallen wel. Waarom
niet. Maar ik denk dat je inventiever moet
zijn. Ik vind het bizar dat je zegt dat er voor
jouw films geen publiek bestaat terwijl je de
hele tijd mails krijgt van mensen die je dvd
in handen willen krijgen. Wat is het publiek
dat je in gedachten hebt en wat is het echte
publiek? De technische en politicke vraag is
natuurlijk hoe je de film op een andere
manier kan laten circuleren. Het gaat over
exposure, over hoe je interesse en verlangen
kan wekken. De voorbije 20 jaar is het
museum een erg belangrijk platform
geworden voor films die weinig kansen had-
den om ergens anders te worden vertoond.
Maar dat volstaat niet.

Ch.D.: Je zei dat je een inflatie hebt opgemerkt
van de gedachte dat een museum een black box
zou moeten worden. Jij lijkt genoeg te hebben
van al die jonge kunstenaars die — bewust of
onbewust, met gegronde redenen of niet — in
hun installaties film gebruiken. Wat heeft dat
scepticisme uitgelokt? Vroeger was jij toch een
van de sterke pleitbezorgers van het idee om het
museum in een grote zwarte doos te veranderen.
Ca.D.: Zo zou ik het niet formuleren. Het is
één zaak om een museum zo goed mogelijk
te organiseren. Het ligt niet voor de hand
om bewegende beelden te tonen, om
omstandigheden te creéren waarin je ze
kunt mixen en in een relatie kunt brengen
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met niet bewegende beelden en met kunst.
Vandaag zie je vaak dat men zich gemach-
tigd voelt om zomaar om het even wat met
de muren te doen. Nog eens: het is niet
omdat je beelden op de muur doet dansen
dat je iets boeiends krijgt — iets dat boeiend
is als film of als bewegende beelden.

Ch.D.: Het museum krijgt de restjes?

Ca.D.: Niet alleen de restjes. Tk denk dat het
te maken heeft met de economie van de clip,
met een zeer simplistische erotische bewe-
ging. Daar moeten we over nadenken. Er
loopt iets fout.

Ch.D.: Heeft het er niet mee te maken dat jij
van film houdt, dat jij een cinefiel bent?

Pedro Costa: Tk kan niet meer volgen. Dus
Catherine houdt van film en Pierre Huyghe
weet niet wat film is?

Catherine David: Het is iets compleet
anders. Enkele dagen geleden was ik in
Thessaloniki voor de Biénnale. Daar waren
veel beelden te zien en ik vroeg mezelf de
hele tijd af waarom er zoveel overbodige
bewegende beelden waren, waar mensen
het recht vandaan halen om ons onder te
dompelen in een zuivere en continue
stroom van onverschillige beelden, zoals
Serge Daney dat zou hebben genoemd.
Ch.D.: Zou je kunnen zeggen dat het museum
niet meer de redder is? We mogen niet te
romantisch of te optimistisch zijn, we moeten
kritisch zijn. De filmprogrammator Alexander
Horwath is programmator van de ‘film-docu-
menta’. Nadat hij een gesprek had gelezen tus-
sen Marc Lewis en Jeff Wall, beweerde
Horwath mét hen dat er drie soorten film
bestaan die er voor kunstenaars toe doen. Hij
betoogt dat de film die ons allemaal interesseert
de avant-gardefilm uit de jaren '50 en '60 is,
wat we de experimentele film noemen.
Daarnaast zijn we geinteresseerd in film die de
expressie is van cinéphilie, en ten derde is er de
tertiaire film, cinéma tertiaire, om een term
van Antonin Artaud te lenen, een film die niet
cinefiel of experimenteel is, maar iets anders.
Dat soort bedenkingen brengt Alexander
Horwath ertoe te beweren dat kunstenaars
opnieuw interesse betonen in de totaliteit van
film. Is die totaliteit te zeer een utopie? Ik her-
inner me dat Jeff Wall ooit heeft gezegd dat film
zo'n fantastische gelegenheid is om opnieuw
een soort van totaliteit te creéren. Hij bedoelde
dat niet holistisch. Wat hij met totaliteit
bedoelde, is dat film de universele taal is. Dat
verklaart waarom hij zo populair is bij kunste-
naars. China, Korea... film is een mondiale
kunstvorm. Hij overstijgt de kenmerken van het
picturale, dat eigenlijk een westerse traditie is.
Catherine, wil je iets zeggen over het idee dat
zich een totaliteit van de film manifesteert?
Ca.D.: Niet echt. Eerlijk gezegd is film niet
mijn core business. Ik denk dat ik min of
meer weet wat een film is en wat werken
met beelden betekent, wat nog iets anders
is. Ik denk nog altijd dat film een manier
van leven is, een manier om naar de wereld
te kijken. Ik denk dat het er vooral om gaat
om mensen ervan bewust te maken dat
beelden belangrijk zijn, dat het belangrijk is
dat er verschillende manieren bestaan om
te filmen, dat je verschillende beslissingen
kunt nemen.

Ch.D.: En het museum kan dat bewustzijn hel-
pen creéren?

Ca.D.: Het museum kan ertoe bijdragen.
Pedro Costa: Musea veranderen film in iets
dat erg oud is. “Die oude plek”, noemde
Godard het. Film kan je nu vergelijken met
Rubens of met Tintoretto. Griffith, Chaplin,
Dreyer, Murnau, al die kerels zijn nu de
gelijken van de Venetiaanse of de Vlaamse
schilders. Vind je ook niet?

Ch.D.: Jazeker. Jean-Luc Godard zei dat het
moeilijker was om een goede kopie van The
Searchers te zien dan een goede Rubens.

P.C.: Absoluut. Maar ik geloof dat musea
iets waardevols zouden doen als ze beelden
en geluiden uit onze wereld zouden tonen,
niet alleen als kunstwerken, maar simpel-
weg als documenten. Het zou prachtig zijn
als musea zouden uitgroeien tot een plaats
waar sensibiliteiten worden gedocumen-
teerd. Maar die vreselijke stroom van
video's en pretentieuze werken die zalen en
gangen overspoelen... Eigenlijk is het niet
nieuw: Cézanne maakte zich ook boos over
de salons van de jaren 1900.

Ch.D.: Stel dat het Bonnefantenmuseum een
kopie van Colossal Youth aankoopt en je verze-
kert dat ze te zien zal zijn als onderdeel van hun
collectie, zou je dat aanvaarden?

P.C.: Natuurlijk, ik zou daar erg blij mee zijn.
Iemand uit het publiek: Pedro, ben je in In
Vanda’'s Room bewust overgestapt van film
naar video?
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Pedro Costa

Installatie met materiaal uit ‘In Vanda’s Room’ (2000) & ‘Colossal Youth’ (2006), uit de tentoonstelling FORA! / OUT! (samen met Rui Chafes),

P.C.: De belangrijkste reden was dat ik pro-
beerde uit te zoeken hoe ik geconcentreer-
der kon werken, door over meer tijd en min-
der geld te beschikken. Een filmproductie-
ploeg lijkt momenteel nog het meest op een
politie-inval of een militaire bezetting. Jean
Renoir zei vaak dat al zijn Amerikaanse
films slecht waren — wat niet klopt — omdat
hij volgens de Hollywoodmaatstaven te
traag werkte. Hij zei dat hij met drie of vier
vrienden naar Hollywood moest gaan om
de film te maken die hij in zijn hoofd had, en
hij maakte toen een van de mooiste films die
er zijn, The River. Toen ik begon als assis-
tent, wist ik al dat ik me niet mijn hele leven
wilde bezighouden met die comedy of ter-
rors, die imitatie van machts- en klassenre-
laties die mensen een ‘filmopname’ noe-
men. Ik denk dat schilders tegenwoordig in
hetzelfde circus opdraven: agenten, pr-men-
sen, assistenten... Julian Schnabel heeft
ongetwijfeld assistent-schilders in dienst.
Als filmmaker is hij in elk geval afschuwe-
lijk. Het heeft me tijd en films gekost, maar
ik geloof dat ik uiteindelijk toch een meer
eerlijke en realistische manier van werken
heb gevonden.

Iemand uit het publiek: Met welke parame-
ters beslis je of het materiaal bestemd is voor de
film of voor het museum?

Museu Serralves, Porto, 2005-2006. Foto: Rita Burmester

P.C.: Toen Catherine en ik voor het eerst
hebben samengewerkt in Witte de With,
ging het over de rushes. Het publiek moest
wat het zag en hoorde monteren en er iets
van maken. Het was geen constructie, geen
afgewerkte film. In het Museu Serralves, in
Porto, waar ik heb samengewerkt met mijn
vriend, de beeldhouwer Rui Chafes, wilden
we de bezoekers een optimale ervaring aan-
bieden en hen tegelijk de vrijheid laten om
een soort montage te maken van mijn beel-
den en geluiden, van Rui’s sculpturen van
ijzer en — even belangrijk — van henzelf, de
andere bezoekers en de ruimte van het
museum. Wat ik laat zien, zijn altijd excerp-
ten of rushes of stukken uit mijn films, zon-
der afgewerkte montage, maar evenmin
experimenteel.

Ch.D.: Niet experimenteel zeg je, maar mis-
schien toch enigszins documentair?

P.C.: Laten we het erop houden dat het een
zintuiglijke ervaring is. Ik denk graag dat
mensen naar een museum gaan om te zien
hoe de wereld in elkaar zit en wat er in hun
buurt aan de hand is. Dat verschilt niet zo
erg van een bioscoop, waar we met z'n allen
simultaan deelhebben aan hetzelfde geheim
en er toch de gedaante, de vorm en de bood-
schap van herkennen. Het gaat over het
bezoeken van onze wereld. We zijn allemaal

o

dezelfde arme schepsels, of we ons nu in het
Louvre, het Warner Multiplex of de Biénnale
van Venetié bevinden.

Chris Dercon: Wat je eigenlijk hebt willen zeg-
gen, dat is “breng ons terug naar het begin”. We
hebben gezegd dat de oude vraag van Bazin
— “Wat is film?” — niet meer relevant is omdat de
belangrijkste vraag intussen luidt “Waar is
film?”. Nu we hebben geluisterd naar Catherine
David en Pedro Costa moeten we dat corrigeren.
We kunnen de vraag “Waar is film?" niet losma-
ken van de vraag “Wat is film?”. Erg bedankt,
Catherine David, erg bedankt, Pedro Costa.

Redactie in het Engels: Petra Van der Jeught
Vertaling uit het Engels: Eddy Bettens

Dit panelgesprek vond plaats in de Jan Van Eyck
Academie (Maastricht) op zaterdag 26 mei 2007
in kader van het Jan Van Eyck Video Weekend.
Meer informatie op www.janvaneyck.nl.
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Amédée Cortier, Raoul De Keyser, René Heyvaert, Guy Mees, Roger Raveel, Dan Van Severen, Marthe Wéry
in het Raveelmuseum

10

GEERT BEKAERT

Met de tentoonstelling 7. in het Raveel-
museum in Machelen-aan-de-Leie is iets
merkwaardigs aan de hand. Opgezet ter
gelegenheid van de voltooiing van een serie
monografieén gewijd aan Belgische kunste-
naars waarvan het zwaartepunt van het
oeuvre in de tweede helft van de 20ste eeuw
ligt, heeft ze veel weg van een obligate pro-
motiestunt. De lijst van de zeven kunste-
naars die voor een monografie in aanmer-
king kwamen, blijkt heel willekeurig samen-
gesteld en de verantwoording die ervoor
wordt gegeven slaat nergens op. De ver-
wachtingen konden dan ook niet hoogge-
spannen zijn. Desondanks springt deze ten-
toonstelling uit de band.

De bezoeker van het museum heeft wei-
nig last van die voorgeschiedenis. De mono-
grafieén kunnen ingezien worden en zijn
ook verkrijgbaar in het museum, maar ze
blijven op de achtergrond. In plaats daar-
van trekt de ontvangsthal, die gewoonlijk
niet erg herbergzaam is ingericht, meteen
de aandacht. Als een soort menu van wat
de bezoeker te wachten staat, wordt het uit-
eenlopende werk van zeven kunstenaars
zonder commentaar in een als vanzelfspre-
kende samenhang gepresenteerd. Van elke
kunstenaars is er één werk. Maar het is het
geheel dat telt, een wonderlijke en bevreem-
dende combinatie. Ze geeft niet alleen een
voorproef van wat komen gaat. Als proloog
van een serie monografische kabinetten is
ze ook een demonstratie van de aanpak van
de tentoonstelling en van haar ongewone
samenhang. Zonder omhaal haalt deze het
hele museum overhoop.

De teneur van de tentoonstelling wordt in
dit eerste kabinet duidelijk. De keuze van de
werken, maar ook hun onverwachte en
geraffineerde opstelling in een afgetekend
ensemble, laten zien hoe op een bewuste en
intelligente wijze met kunst kan worden
omgegaan. Van de promotiestunt is geen
sprake meer. Geen betoog komt eraan te
pas. De keuze en de opstelling zijn het werk
van Franz Kaiser van het Gemeente-
museum in Den Haag. Hij noemt zich
terecht een tentoonstellingsmaker. Het hele
Raveelmuseum is getransformeerd. Niet
alleen wordt de heterogene verzameling
oeuvres onder één noemer gebracht, ook
manifesteert de architectuur van het mu-
seum zelf voor het eerst zijn volle kracht en
specifieke identiteit. De vermeende exclusie-
ve band van het museum met het werk van
Raveel wordt opgeheven, de architectuur
tot zichzelf teruggebracht. Tentoonstelling
en gebouw spelen op elkaar in en verster-
ken elkaar. De tentoonstelling reveleert in
de eerste plaats en op een onopvallende
wijze het gebouw, en omgekeerd houdt het
gebouw met zijn onverwacht parcours, zijn
licht, zijn ruimte, deze tentoonstelling op
een ongedwongen wijze samen.

Door deze dubbele metamorfose van
architectuur en kunstwerk worden we als
vanzelf bevrijd van de gangbare clichés die
onze omgang met kunst beheersen. De
kunstkritische of kunsthistorische instellin-
gen krijgen een flinke deuk. We vragen ons
niet langer af waarom die kunstenaars en
die werken gekozen zijn, of ze terecht of ten
onrechte bekendheid genieten, waar ze in
de kunstrepubliek te situeren zijn, of ze al
dan niet tot de lokale of de globale kunstsce-
ne behoren. Ze werken als verrassende
objets trouvés, zoals de ijzeren roosters die
tussen de werken van Dan Van Severen zijn
opgehangen. Ze worden ontdekt, bekeken,
met verbazing opgenomen. Het werk van
Dan Van Severen staat er naast dat van
René Heyvaert, dat van Amédée Cortier
naast dat van Guy Mees, dat van Raoul De
Keyser naast dat van Marthe Wéry en Roger
Raveel. Dat laatste heeft zijn prerogatieven,
tenminste tot op zekere hoogte, opgegeven.
De zelfstandigheid, de speelsheid en de ernst
van de onafhankelijke werken in hun
onderlinge verwijzingen naar elkaar staan
voorop. De droom kan beginnen, alsof alles
hier voor het eerst of voor het laatst plaats-

vindt. Het motto van de actuele Biénnale in
Venetié “Denk met de zinnen. Voel met de
geest” past er perfect bij.

Is de Belgische schilderkunst uit de twee-
de helft van de 20ste eeuw belangrijk? Wie
zal het zeggen? Welke kunstenaar is hier de
voornaamste of invloedrijkste? Wie zal het
uitmaken? Gaat het over kunst? Ik zou het
niet weten en voor mij maakt het op dat
moment ook niets uit. Ik ben binnengelokt
in een bevreemdende en toch vertrouwde
wereld van artefacten die elk op zich een
bewuste aanwezigheid affirmeren en daar-
door aandacht vragen, die hun aanwezig-
heid onderling kleuren en uitstralen in de
ruimte waarin ze zich samen bevinden. Die
ervaring gaat zelfs zover dat de werken en
de ruimte zichzelf opheffen om hun relativi-
teit en hun vrijheid te demonstreren. Op
geen enkele wijze kunnen ze toegeéigend
worden. Het is een vorm van stille en kort-
stondige extase.

Op zijn voorzichtige manier heeft ook
Franz Kaiser het erover in een summiere
inleiding van de minuscule plaquette die bij
de tentoonstelling werd uitgegeven. Met
een verwijzing naar de Amerikaanse neuro-
fysioloog Walter J. Freedman, schrijft hij:
“Betekenis is in deze optiek een rationele en
emotionele menging van ideeén, herinne-
ringen, gevoelens, overtuigingen, (stilzwij-
gende) veronderstellingen enz., dat voor elk
brein uniek is. Deze menging bepaalt onze
keuzes, de manier hoe elk individu het voor
hem of haar relevante deel van de werke-
lijkheid begrijpt. Willen we betekenis met
anderen delen dan moeten we communi-
ceerbare fragmenten uit dit geheel, bijvoor-
beeld door middel van taal, losweken. [...]
De betekenis van kunstwerken is compact,
complex en open. De openheid van de bete-
kenis van kunstwerken houdt in dat er voor
de creatieve kijker achter bekende of veron-
derstelde betekenissen steeds nog andere
lagen te ontdekken vallen.” Het enige

7.: zaal René Heyvaert

vreemde aan Kaisers betoog is dat hij nog
altijd behoefte schijnt te hebben aan een
verdediging van dit soort achtergestelde
lokale kunst. Of de tentoonstelling iets met
lokale kunst te maken heeft, zoals Kaiser
suggereert, is zeer de vraag.

De verrassing van de pretentieloze hal
maakt nieuwsgierig. Het museum is opge-
bouwd uit een serie kamers van verschillen-
de vorm en verschillend formaat, die niet
volgens een strikt patroon geordend zijn,
maar in een lang en enigszins grillig par-
cours aan elkaar zijn geregen, zoals huizen
in een straat. De kamers liggen nu eens
tegenover, dan weer achter elkaar. In elk
van de kamers is de inval van het licht
anders. In elk van de kamers is de ruimte
meervoudig. In elk van de kamers komt
men op een andere manier binnen. Deuren
zijn er niet. In elk van de kamers wordt het
werk van één kunstenaar als een geheel
getoond.

Op de hal volgt het kabinet van Dan Van
Severen. Door zijn rust en overzichtelijkheid
vormt het een breuk met de hal, maar de
bezoeker draagt wel de werken uit de hal
met zich mee. Ze plaatsen door die confron-
tatie het werk van Van Severen in een onge-
woon licht en helpen om de gelaagheid
ervan te ontdekken. De gelaagdheid te laten
zien in dit uiterst ingehouden werk lijkt wel
de voornaamste doelstelling van de ten-
toonstellingsmaker te zijn geweest. Hij
breekt het gesloten beeld dat dit oeuvre met
zich meedraagt open. Hij laat niet alleen
een krachtige sculptuur zien maar ook een
portret uit 1953. Dat figuratieve vrouwen-
portret is het eerste wat opvalt in deze
kamer vol meditatieve schilderijen in louter
grijstinten en uitgepuurde lijntekeningen
uit verschillende perioden. Het is duidelijk
dat dit opvallende portret hier hangt
omwille van het ruitjespatroon in zwart en
wit van het prominente kleed dat de dame
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draagt. Het geeft een sleutel voor de evolutie
van het oeuvre.

Het beste commentaar op Van Severen is
dat van zijn zoon Maarten: “De werken van
mijn vader stralen een soort zinnelijkheid
uit. Zijn schilderijen worden wel bij de
abstracte kunst ondergebracht, maar de lij-
nen, tinten en vele onderhuidse lagen geven
het iets sensueels.” Dit werk geeft de ruimte
waarin het zich bevindt inderdaad iets sen-
sueels. Elke lijn draagt daartoe bij. Het
papier wordt een levende materie. De wand,
de hele ruimte waarin we opgenomen zijn,
krijgt een gevoeligheid, een tederheid, die
op de limiet van het verdwijnen haar hoog-
ste densiteit verwerft. In elk werk begint het
verkennen opnieuw.

De ‘kenner’ betrapt er zich op dat hij
geneigd is om te gaan oordelen en zich af te
vragen of het tentoongestelde ensemble wel
representatief is, maar die neiging wordt
snel weggedrukt door de directe presentie
van het geheel waarin zich op een heel
intieme wijze een universele wereld open-
baart. Men kan hier verwijlen, komen en
gaan van werk tot werk. Het werk vergeten.
Opgaan in het geheel.

Op het kabinet van Van Severen volgt,
gescheiden door een smalle doorgang, dat
van Amédée Cortier. De overgang is een
schok. Die nieuwe ervaring blijkt echter
algauw een aanvulling en verrijking van de
voorgaande te zijn. Een totaal andere
wereld openbaart zich, die uiteindelijk
dezelfde blijkt te zijn. Zoals bij Van Severen,
maar minder opvallend, hangt ook hier een
vreemd werk, een vroeg landschap, tussen
de abstracte kleurvlakken die de figuratieve
compositie tot het minimum reduceren. In
de tekeningen van Cortier treedt al het ver-
schil met Van Severen op de voorgrond, de
tastende gevoelige lijn die haar eigen strak-
heid wil doorbreken ten overstaan van de
onderzoekende scherpte die verhoudingen
in de buurt van de gulden snede zoekt te
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definiéren; maar het is in de tegenstelling
van de kleur dat die twee werelden zich
vooral onderscheiden en aanvullen.

Het meest typische werk van Cortier is de
magquette Kleuromgeving (1969) die wil dui-
delijk maken dat het niet langer om schilde-
rijen, om afgelijnde werken gaat, maar om
het beheersen van het muurvlak door de
kleur. Hier niets intiems meer, geen affirma-
tie van innerlijkheid. De hand van de kun-
stenaar is uitgeschakeld, de kunstenaar
wordt overgeleverd aan de dwingende ver-
kenning van een objectieve wereld met zijn
eigen wetmatigheden. Het is een genadelo-
ze strijd tussen de strikte verhoudingen en
de felheid van de kleur die, onderworpen
aan deze verhoudingen, eruit wil breken.
Het kabinet Cortier is in alle opzichten een
van de meest gesloten in de tentoonstelling,
een kamer zonder uitzicht, maar vol inge-
houden geweld.

De rechtlijnigheid van het museum houdt
hier op. Door een smalle spleet komen we
onverwacht in een ongedefinieerde ruimte,
een overgang, een hellend vlak, met absurd
kleine vensters. Hier is het werk van René
Heyvaert thuis. Thuis is niet het juiste
woord. Het huiselijke werk van Heyvaert
kent geen thuis. Behalve in die tussenruim-
te loopt de tentoonstelling van het werk van
Heyvaert nog door in een gesloten ruimte
die deel uitmaakt van een nieuwe start van
het parcours. Ook in de verkenning van de
tentoonstelling gaat het om een nieuwe
start. De wereld van de kunst waarin we
onbewust waren terechtgekomen in de eer-
ste twee kabinetten, barst open. Alles begint
opnieuw, vanaf het prille begin. Niets ligt
vast. Elk moment kan er iets anders gebeu-
ren. “Een mens wil een gezicht hebben voor
alle dagen”, schrijft Heyvaert in een brief
van 1983. “Wat is uw beroep? Kunstenaar is
mijn beroep, of toch iets dat daarop lijkt...”

Heyvaert was architect. Hij heeft ook een
paar merkwaardige gebouwen ontworpen.
Maar het architectenberoep lag hem niet, al
te zeer vastgezet als het is in regels en
gewoonten. Op de tentoonstelling komt zijn
architecturale obsessie tot uiting in de ele-
mentaire drang van het vervaardigen, het
construeren, het laten ontstaan van dingen
en het omvormen ervan.

Na de diepe ernst van de eerste kabinet-
ten lijkt het werk van Heyvaert wel een vro-
lijk spel, en dat is het tot op zekere hoogte
ook. Naief zijn deze speeltjes echter niet. Er
steekt een tragiek in de tegenstelling tussen
het constante verlangen om een oeuvre uit
te bouwen, en de even verbeten afwijzing
ervan, het telkens opnieuw beginnen vanuit
de elementaire dingen en ervaringen van
het dagelijkse leven: vier lucifersdoosjes
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combineren tot een kruis, een vork zorgvul-
dig tussen twee plankjes vastknopen, een
borstel onbruikbaar maken en tot monu-
ment verheffen. Niet het visuele resultaat
van het werk is belangrijk, wel het idee; geen
abstract idee, maar het idee dat alleen in dit
precieze materiéle gegeven tot stand kon
komen. Soms neigt het werk naar surrealis-
me. Maar ook in die categorie laat het zich
niet vastzetten. In het parcours van de ten-
toonstelling zijn de dingen van Heyvaert, de
gevonden en bewerkte objecten, de experi-
menten met composities, de kleuroefenin-
gen, de combinatie van alledaagse kiekjes,
perfect op hun plaats. Ze heffen voor een
moment het museum op. En het dorp erom-
heen herleeft.

In die opheffing van het museum ver-
schijnt het werk van Raoul De Keyser. In
een begeleidingsbrochure bij de tentoon-
stelling staat tussen het werk van Heyvaert
en dat van De Keyser een mooi gedicht van
Roland Jooris, de eerste conservator van het
Raveelmuseum en een trouwe vriend van
de meeste hier samengebrachte kunste-
naars. “Tussen beton en koren/ schept de
wind het wit/ strak/ als het linnen/ van een
vlak/ dat in verwarring/ ons verheldert.”
De Keyser heeft ooit ook wel eens objecten
gemaakt en tentoongesteld, maar van huis
uit is hij schilder. “Schilderen is een triestige
stiel”, zegt hij “maar ik kan er niet van los.
Het zit gewoon in mijn lijf en het kan er niet
meer uit.” Op de de tentoonstelling is een
brede keuze te zien, heel uiteenlopend werk,
maar telkens uit eenzelfde attitude ont-
staan. De keuze is misschien minder breed
dan in de tentoonstelling van Robert Storr
op de actuele Biénnale van Veneti€, maar ze
doet beter recht aan het werk. Het is het
geheim van deze tentoonstelling.

Het werk van De Keyser staat dichter bij
dat van Heyvaert dan bij dat van Van
Severen of Cortier, ook al werpt het een
nieuw licht op de aanpak van die laatsten.
Bij De Keyser beleeft men de uitdrukkelijke
afwijzing van een oeuvre. Elk schilderij is
een nieuw begin. Ook de schilderijen die in
serie gemaakt zijn, zijn stuk voor stuk aan-
zetten, voltooid, maar nooit af. Het blijven
fragmenten. Dat brengt in de kamers van De
Keyser een bevrijdende openheid teweeg.
Maar ook een aangrijpende intensiteit. Men
beseft, zoals bij Heyvaert, dat schilderen een
noodzaak is die rechtstreeks in het dagelijk-
se leven geworteld is, en dat het leeft in de
spanning tussen de directheid van het leven
en de transformatie, die bevochten moet
worden; maar dat het ook blootstaat aan de
wereld van de schilderkunst en er noodge-
dwongen in plaatsneemt.

Men heeft het werk van De Keyser dat van
de twijfel genoemd. Dat kan, maar het werk

hier is geen resultaat van twijfel, zeker geen
methodische twijfel, integendeel. Het twij-
felt niet; het tast af, probeert en blijft open in
afwachting van verder onderzoek naar de
realiteit van het doek en van het leven.
Geen enkele vorm van expressionisme kleeft
eraan. Men treft hier niet de meditatieve
oefeningen van Van Severen of het obses-
sieve gevecht van Cortier. De Keyser zet zich
niet vast in een oeuvre, zijn werk is het eeu-
wig volgehouden gevecht met de engel.

De kamers van De Keyser geven aan twee
kanten uit op het licht van buiten. De
kamer van Marthe Wéry die erbij aansluit
is een lange gesloten gang. Het is het mooi-
ste ensemble dat ik ooit van Marthe Wéry
heb gezien, ook al door zijn plaats in deze
tentoonstelling. Het doet denken aan haar
tentoonstelling in 1991 in de refter van de
abdij van Tournus. De wandeling door de
tentoonstelling in Machelen laat steeds
nieuwe aspecten zien, niet door afzonderlij-
ke werken met elkaar te confronteren, maar
door afgelijnde persoonlijke benaderingen
naast elkaar te stellen in telkens nieuwe
ruimten. Die ruimten zijn niet in een strikte
orde op elkaar betrokken, ze vormen een
voortdurend wisselend en verrassend, en
toch ook duidelijk parcours. De vele facet-
ten van het werk van Marthe Wéry komen
hier tot hun recht. Ze vullen elkaar niet
alleen aan, maar tillen het hele oeuvre op
een ander niveau.

Het geheel is geen verfraaiing van de ruim-
te of een reductie ervan, maar een verrijking.
Het is meteen duidelijk dat het hier niet gaat
om een cultus van het afzonderlijke kunst-
werk; geen enkel werk doet zich voor als een
eindpunt. Samen ontwikkelen ze een dyna-
miek die zich meet met de ruimte waarin die
zich ontplooit. De kleurpanelen die vaak
tegen de wanden staan of worden opgehan-
gen, bevinden zich hier te midden van de
ruimte, liggend in verschillende standen.
Daardoor komt de kleursubstantie nog beter
en meer gevarieerd tot het licht. Verbazend
hoe rijk deze eenvoud blijkt te zijn.

Op het einde van de lange ruimte met het
werk van Wéry botsen we op een gesloten
wand. Het licht op de zijkant nodigt uit tot
het begin van een wandeling langs een dub-
bel hellend vlak naar de verdieping met de
laatste zalen. Op die wandeling en in de eer-
ste kamer op de verdieping (met het verras-
send lage venster dat op een terras uitgeeft)
is er het werk van Guy Mees. “Zonder woor-
den” staat er in de begeleidende brochure,
“Interviews met Guy Mees zijn tijdens zijn
leven nooit gepubliceerd, we kunnen hem
niet citeren. Over zijn werk heeft hij nooit
iets geschreven.” Woorden zijn hier niet
alleen overbodig, maar onmogelijk. Het
werk staat op de grens van spreken en zwij-
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gen. In de gelegenheidsbundel De 7. van
Roland Jooris, staat Guy Mees precies in het
midden, met haast geen woorden. Ook al
komt hij op de tentoonstelling tegen het
einde, dat midden is zijn juiste plaats. Het
kent niet de onzekerheid en de geladenheid
van het werk van Heyvaert. Zijn werk is een
bevrijding.

Dirk Piltau heeft in een mooie tekst de
“Verloren ruimten” van Mees in termen
van verlies geinterpreteerd. Het gaat echter
om een verlies dat bevrijdend werkt, dat
opgetogenheid genereert. Op de tentoon-
stelling Onder andere in het kloosterpand
van de San Francesco della Vigna in Venetié
in 1995 hingen tegen de ruwe bakstenen
wand in de halfopen ruimte van het pand
enkele precieze flarden gekleurd papier.
Vlinders? Bloemen? Het werk is er, opval-
lend, maar het kan zo weer weg zijn. In de
orkaan van kunst van de Biénnale was het
ontwapenend. De speelse kleur, het lichte
materiaal, de onverwachte vorm in deze
vaste en strenge ruimte maken het onmoge-
lijke mogelijk. Zoals het werk van Marthe
Weéry in de historische architectuur van
Tournus, zo reveleerde het werk van Guy
Mees in Venetié zowel de ruimte als zichzelf.
Ook in het Raveelmuseum vervult het werk
van Guy Mees op een schitterende wijze die
rol, ook al is het werk dat hier getoond
wordt gedragener, ernstiger.

De tentoonstelling loopt stuk op de zaal met
werk van Raveel. Dat had niet gehoeven.
Zoals het in die grote zaal van het museum
is tentoongesteld overdondert het. De
beweeglijke dialoog met het werk, die in het
hele parcours overheerst, houdt hier op. In
de plaats komt de ‘kunst’ haar exclusieve
recht opeisen. Onverdraaglijk. Dat is niet
zozeer een oordeel over het werk van Raveel
als over de manier waarop dit werk in het
geheel van de tentoonstelling is opgeno-
men. De ligging van de zaal op het einde
van het parcours, de omvang ervan, zijn
een valkuil geworden. In plaats van het
werk van een vervelende aura te ontdoen,
wordt de ijdelheid ervan ten onrechte
onderstreept.

Er is vanzelfsprekend een hele afstand tus-
sen dit figuratieve en affirmatieve werk en
de overwegend niet-figuratieve en relative-
rende aanpak van het overige werk. Maar
hier lag een kans om juist die afstand op te
heffen. De zaal van Raveel barst van de
meesterwerken. Ze had een heel ander
karakter verkregen als er, zoals in de andere
kamers, een overzicht van het (vroege) werk
in al zijn verscheidenheid was gemaakt. Het
materiaal ervoor is beschikbaar en wordt
getoond in de kamers van de pastorie en de
ruimten van het voorgebouw.

Die overbodige tegenstelling dwingt ons
opnieuw in de wereld van de kunst en het
museum waar de hele tentoonstelling ons
als het ware vanzelfsprekend weg van had
gehouden. De mogelijke rol van het
Raveelmuseum wordt in deze tentoonstel-
ling voor het eerst op een evidente wijze uit-
getekend. Pas door uit zijn nauw getrokken
grenzen te treden kan het Raveelmuseum
die rol opnemen. Ook ten overstaan van het
dorp waarin het zich bevindt. Dat laatste is
in een snel tempo zijn vermeende achter-
stand aan het inhalen. De schuld hiervan
op het Raveelmuseum schuiven is de zaken
op hun kop zetten. Ook zonder dat museum
was de evolutie van het dorp onvermijdelijk.
De bouw van het museum liet juist zien hoe
die evolutie zou kunnen gebeuren. En de
tentoonstelling van de 7. zou een beslissen-
de stap kunnen zijn in de aanpak van het
museum zelf, een nieuwe omkadering en
interpretatie van Raveels werk.

De tentoonstelling 7. werd verlengd en loopt nog
tot 30 oktober 2007 in het Roger Raveel-
museum, Gildestraat 2-8, 98 70 Machelen-Zulte
(09/381.60.00; www.rogerraveelmuseum.be).
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Cristina Blanco,
Yael Davids, Guy de
Cointet, Dora Garcia,

Richard Venlet &

Transquinquennal,
Erwin Wurm

3>10 NOV 07 LIVE ART FESTIVAL

STUK Kunstencentrum Leuven  016/320 320 www.playgroundfestival.be

18 08 - 30 09 07
V ArtLife
Neil Cummings & Marysia Lewandowska

16 10-22 10 07

Show Off Paris

beursdeelname in Parijs met
Virginie Bailly, Sergey Bratkov, Johan Creten, Luc Dondeyne

2810-16 1207
Thomas Raat

transit news
Johan Creten, Tour des Forces in Musée royal de Mariemont tot 30 09
Wouter Feyaerts in Streetmodernism, Mama, Rotterdam tot 30 09
Herman Van Ingelgem in Rendez Vous, ENBA, Lyon tot 07 10
Stefanie Trojan, Stopp in Lothringer 13, Miinchen tot 21 10
Riiko Sakkinen in Conversations, Kerava Art Museum, Finland tot 21 10
Sergey Bratkov & Andreas Fogarasi in biénnale Venetié tot 21 11

transit
zandpoortvest 10, 2800 mechelen
015 336 336 - 0478 811 441 - art@transit.be - www.transit.be
tot 30 09: open donderdag t/m zondag 14 - 21 u
vanaf 28 10: open vrijdag, zaterdag & zondag 14 - 18 u
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tentoonstelling 15 sep. >20 okt. Netwerk /centrum voor
hedendaagse kunst

Galerie Lieven de Boeck
letusbeus

studio Heike Langsdorf & Ula Sickle

Viewmaster

Pakhuis Laurent Liefooghe
Universal House — Border Square

Projectieruimte Lida Abdul

White House

Tentoonstellingen
van 15/09/07 t/m 20/10/07
van woe. t/m za. - 14:00>18:00

Netwerk vzw/centrum voor hedendaagse kunst X Houtkaai z/n, B-9300 Aalst X T +32 (0)53 70 97 73
F +32 (0)563 70 97 72 x www.netwerk-art.be X info@netwerk-art.be X Tentoonstelling open van woe. t/m
za. 14:00 - 18:00 X info & tickets: 053/70 97 70 X voorverkoop via Fnac 0900/00600 X toegang € 10,00/ 7,00

Met steun van de 4539 =~
Vlaamse overheid —_
) —
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Over documenta 12

13

KOEN BRAMS & DIRK PULTAU

Van 16 juni tot 23 september 2007 loopt in
Kassel de twaalfde editie van Documenta,
de vijfjaarlijkse internationale tentoonstel-
ling van actuele kunst. Documenta 12 is
samengesteld door Roger M. Buergel en
Ruth Noack en toont werk van meer dan
100 kunstenaars. De kunstwerken worden
tentoongesteld op zes locaties: het centraal
gelegen Museum Fridericianum, de Neue
Galerie, het Aue-Pavillon (een tijdelijk
gebouw, ontworpen door Anne Lacaton &
Jean-Philippe Vassal), de documenta-Halle,
het Kulturzentrum Schlachthof en het
museum voor oude kunst Museum Schloss
Wilhelmshohe. De tentoonstelling wordt
begeleid door het programma documenta 12
magazines waarvoor zo'n 100 tijdschriften
worden uitgenodigd om Iunch lectures te
verzorgen die ingaan op de drie basisvragen
van deze Documenta: Is modernity our
antiquity? What is bare life? What has to be
done (education)? In Gloria Kino vindt een
filmprogramma plaats dat is samengesteld
door Alexander Horwath. Bij de tentoon-
stelling verschijnen drie boeken, opge-
bouwd rond de drie genoemde basisvragen,
een catalogus die ook als bezoekergids fun-
geert en een Bilderbuch.

De markt

Elke vijf jaar staat een schare speculanten
klaar om de deelnemerslijst van het mega-
evenement zo niet te beinvloeden, dan toch
te hanteren als een heus beleggingsadvies
om marktcorrecties door te voeren. Geen
enkele Documentacurator die aan de druk
ontsnapt, ook niet de makers van documen-
ta 12, Roger M. Buergel en Ruth Noack.
“Van Documenta gaat niet enkel een enor-
me fascinatie uit, ook de mediale verwach-
tingen waaraan de tentoonstelling bloot-
staat zijn hooggespannen, niet in de laatste
plaats omdat mensen slecht met vormloos-
heid kunnen omgaan,” aldus Buergel en
Noack in niet mis te verstane bewoordingen
in de catalogusinleiding. De curatoren heb-
ben het probleem van de vermarkting en de
mediatisering van Documenta niet alleen
beseft, ze zijn ook op zoek gegaan naar stra-
tegieén om ermee om te gaan. In tegenstel-
ling tot het team van Documenta IX (1992)
dat zijn onafhankelijkheid van de ‘op
namen beluste’ media en speculanten koket
voor de camera’s en de microfoons van die-
zelfde speculanten en media opvoerde, heb-
ben Buergel en Noack ervoor gekozen om in
uiterste discretie te werken en de selectie zo
lang mogelijk geheim te houden. Enkele
maanden voor de opening waren de namen
van slechts een handvol kunstenaars
gemeengoed. Over de rest werd gezwegen in
alle talen.

Meer nog dan hun zeer kiese werkwijze
tijdens de voorbereiding van de Documenta
is de lijst met genodigde kunstenaars zelf
het krachtigste antwoord op de logica van
de kunsthandel en de media. Want iemand
die tuk is op namen, wat moet die met de
deelnemerslijst van documenta 12 aanvan-
gen? Slechts een beperkt aantal kunste-
naars in de selectie behoort tot de coming
people die ‘op het punt staan door te breken’
— denk bijvoorbeeld aan iemand als Yael
Bartana — en er zijn maar een beperkt aan-
tal deelnemers die zich in een iets verder
gevorderd stadium van hun carriére bevin-
den en op de drempel staan van pakweg een
Phaidonmonografie — Florian Pumhosl bij-
voorbeeld. Daartegenover staan heel wat
figuren waar ‘niemand op zit te wachten’.
De Tsjech Jiri Kovanda bijvoorbeeld. Hij ver-
richtte in het midden van de jaren '70 onop-
vallende en onnadrukkelijke handelingen
in de publieke ruimte en documenteerde
deze met foto’s. Of de Inuit Annie
Pootoogook. Zij maakt narratieve tekenin-
gen die de moderne gespletenheid in beeld
brengen van het huiselijke en sociale leven
van haar gemeenschap. Graciela Carnevale,
voormalig lid van de Argentijnse Grupo de
Artistas de Vanguardia, nam in de jaren '60
deel aan acties en manifestaties allerhande;
op 7 oktober 1968 sloot zij in het
Argentijnse Rosario een groep mensen op
in een galerieruimte. Talrijk zijn de onbe-

Anne Lacaton & Jean-Philippe Vassal

Aue-Pavillon. Foto: Armin Linke / documenta GmbH

Jiri Kovanda

actie, 3 september 1977, Praag

Graciela Carnevale

documentatie van de actie voor de Ciclo de Arte
Experimental, 1968
Foto: Carlos Militello, Rosario, Argentinié

Annie Pootoogook

Beer bij het raam, 2003-2004; Vallende moeder met kind, 2003-2004

kende namen — zo onbekend dat ook Roger
M. Buergel en Ruth Noack ze ongetwijfeld
pas tijdens hun vijfjarige voorbereiding van
Documenta moeten hebben leren kennen.
Of had u, als geinformeerde tentoonstel-
lingsbezoeker en liethebber van hedendaag-
se kunst, al ooit gehoord van Simryn Gill,
Ibon Aranberri, George Osodi en Sakarin
Krue-On? Buergel en Noack hebben niet
alleen onbekende kunstenaars geselec-
teerd. Hun keuze is ook uitgegaan naar
overleden kunstenaars en zelfs naar kun-
stenaars die gestopt zijn. In niets lijkt hun
selectie op de top 100 van de hedendaagse
of naoorlogse kunst. Met een dergelijke
deelnemerslijst wordt het een beetje riskant
voor een gehaaide galerist om ‘zijn kunste-
naar’ aan te prijzen met het argument dat
hij ‘in Documenta’ zit. Dat verkoopsargu-
ment roept immers onmiddellijk een tegen-
argument op: kijk eens wie er nog allemaal
mee mag doen! Nooit in de geschiedenis
van de Documenta werden de kunstmarkt
en de aandachtseconomie van de media op
dergelijke wijze buitenspel gezet. Een pres-
tatie zonder weerga.

Toch moeten hier onmiddellijk kantteke-
ningen bij worden gemaakt. De eerste
opmerking betreft de eenzijdigheid van de
aanpak van de tentoonstellingsmakers. De
omgang met de logica van de kunsthandel is

bijzonder ondialectisch. De Documenta
werd geconcipieerd als een stolp die de boze
wereld buiten houdt. Miskend wordt dat elke
praktijk binnen het veld van de kunst gron-
dig door de markt is aangetast; miskend
wordt ook dat precies de ontkenning van de
markt maar al te gemakkelijk als een ver-
koopsargument kan worden ingezet. Niets
belet overigens dat een van die maagdelijk
onbekende kunstenaars met de ongewilde
hulp van documenta 12 in de vitrine wordt
gezet... Een grote en extreem gemediatiseer-
de tentoonstelling zoals Documenta — ruim
18 miljoen euro waard — moet die realiteit
niet ontkennen en de markt niet proberen
buiten te sluiten, maar er zich op een intel-
ligente manier toe verhouden. Door te kie-
zen voor een operatie ‘schone handen’ heb-
ben Buergel en Noack van het counteren
van de markt op hun beurt een ‘zaak’
gemaakt. Het probleem van de markt is bij
hen geen onderwerp van reflectie, maar een
ideologisch strijdpunt. In die zin luidt de
terechte vraag of de symbolische uitschake-
ling van de markt de verklaring bij uitstek
vormt voor de selectie van de kunstenaars.
Kan de keuze voor deze of gene kunstenaar,
met andere woorden, alleen maar worden
begrepen als een zet tégen de vermarkting
van de kunst en niet voor een bepaald soort
artistieke positie?

o

De canon

Ook de gevestigde namen onder de levende
kunstenaars zijn op een hand te tellen in
documenta 12. Letterlijk zelfs: James
Coleman, Louise Lawler, Gerhard Richter
en Allan Sekula moeten in Kassel zowat de
enige definitief gecanoniseerde kunste-
naars zijn. Buergel en Noack hebben het
zich niet gemakkelijk gemaakt. Ze hebben
ervoor gekozen om niet te teren op de repu-
tatie van gevestigde kunstenaars. Ze heb-
ben het aangedurfd om de symbolische rug-
dekking die zulke kunstenaars garanderen
tot een minimum te reduceren. In geen
enkel opzicht is documenta 12 een hoogmis
van de actuele kunst. Het is opmerkelijk én
lovenswaardig dat de Documenta geen
doorslagje is van Parkett of Flash Art.
Buergel en Noack hebben dus niet alleen de
kunstmarkt een neus gezet, ze hebben er
ook zeer bewust voor gekozen om zich niet
te laten leiden door de canon. Onder deze
Documenta staat enkel de handtekening
van Buergel en Noack. Zij, en niemand
anders, hebben dit verwezenlijkt.

Zoveel eigenzinnigheid zou alleen maar
op applaus moeten worden onthaald, ware
het niet dat opnieuw de vraag moet worden
gesteld of deze radicaliteit niet als een blin-
de geste moet worden gekarakteriseerd. Er
wordt bijzonder systematisch ‘buiten’ en
‘naast’ de canon geselecteerd door Buergel
en Noack. Een goed voorbeeld is de selectie
van de Amerikaanse kunstenaar John
McCracken. Een gecanoniseerde beweging,
de minimal art, wordt vertegenwoordigd
door een kunstenaar die niet tot de canon
behoort. Niet Donald Judd of Dan Flavin, de
protagonisten van de New Yorkse scene,
worden opgevoerd, neen, John McCracken,
een ietwat veronachtzaamd kunstenaar
wordt hier als alternatief gepresenteerd. Hij
krijgt zelfs de meest centrale plaats toebe-
deeld: de entree van het Fridericianum. Je
kan er letterlijk niet naast Kkijken!
McCracken heeft een installatie gerealiseerd
die bestaat uit een pompeuze pijler in spie-
gelend brons, die eindeloos weerspiegeld
wordt in de spiegelwanden aan weerszijden
van de ruimte. De keuze om de tentoonstel-
ling te openen met een nog net niet geves-
tigd kunstenaar — alleszins minder geves-
tigd dan Richard Serra of Sol LeWitt —
wordt haast gedupliceerd door dit ope-
ningswerk, dat het centrum letterlijk uit
zijn voegen licht. Ook elders in de tentoon-
stelling keert het werk van McCracken
terug. Waarom die prominente en hardnek-
kig terugkerende presentie van McCracken?
Er kan maar één verklaring zijn: Buergel en
Noack willen ‘de marge in het centrum
plaatsen’, ze willen de heersende canon
voetje lichten door een tegencanon, een
anti-top-100 te formuleren, door systema-
tisch en doelbewust voor onbekende kun-
stenaars te kiezen, door ons die kunste-
naars voor de voeten te gooien die wij nu net
niet verwacht hadden, die net niet tot de
bekende namen horen die op een dergelijk
mega-event een verplicht onderdeel van het
menu vormen. Het formuleren van een
alternatief voor de heersende canon is een
doel op zich geworden. De selectie verheft de
niet-canonisering van de kunstenaar tot de
absolute norm. De kunstenaar moet in min-
der of meerdere mate onbekend of gemargi-
naliseerd zijn om in aanmerking te komen
voor een selectie. Het mag duidelijk zijn: de
keuze om de canon naast zich neer te leg-
gen is negatief tot stand gekomen.
Documenta 12 is geen positief project.

Centrum-periferie

In documenta 12 zijn heel wat kunstenaars
uit zogenaamd perifere gebieden opgeno-
men, landen en regio’s die niet tot de tradi-
tionele westerse kunstwereld behoren,
gaande van de Europese rand over Latijns-
Amerika tot Azié en Afrika. Niets nieuws
onder de zon, zou je kunnen opmerken,
want die tendens is al aan de gang sinds de
jaren '90. Buergel en Noack hebben kosten
noch moeite gespaard bij de verkenning
van artistieke posities over de hele aardbol.
De oogst is rijk en gevarieerd, met tientallen
kunstenaars, geboren en werkzaam van
China tot de Noordpool, van Palestina tot
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Sheela Gowda
Collateral, 2007. Foto: Egbert Trogemann / documenta GmbH © VG Bild-Kunst, Bonn 2007

Mary Kelly
Love Songs: Sisterhood is POW..., 2005

Benin, van Peru tot Maleisié... De belang-
stelling van Buergel en Noack voor een
niet-westers pespectief is volkomen terecht.
We kunnen er niet genoeg aan worden her-
innerd dat de kunstwereld nog altijd in hoge
mate vanuit westerse institutionele basis-
sen wordt bestierd.

In hun aanpak onderscheiden Buergel en
Noack zich evenwel door het programma-
tische karakter van hun belangstelling voor
de periferie. Opvallend is dat ze bijna geen
enkele ‘perifere’ kunstenaar tonen die
elders al werd voorgesteld, bijvoorbeeld op
Documenta X — waar indrukwekkende
ensembles van Hélio Oiticica en Lygia Clark
te zien waren — of Documenta 11 waar
Victor Grippo uitgebreid voor het voetlicht
werd gebracht. Meer nog, het lijkt erop dat
precies dit laatste — het feit dat het werk van
deze kunstenaars ooit al eens op een inter-
nationaal platform is getoond — een argu-
ment vormde om hen vooral niet aan bod te
brengen in deze documenta.

Hoe kom je onbekende, nog niet getoonde
perifere kunst op het spoor? Welke kunst is
nog niet door de blik van westerse curatoren
aangetast? Om met nieuwe ontdekkingen
voor de dag te kunnen komen, zijn Buergel
en Noack diep moeten gaan. Het terrein was
immers al behoorlijk afgegraasd. De kwali-
teit van de selectie van de tentoonstellings-
makers is dan ook navenant. Nog nooit
bood Documenta het podium voor zoveel
groteske kitsch. Tot deze categorie horen de
werken van Zheng Guogu, Sheela Gowda,
Abdoulaye Konaté en vele anderen.
Significant is bijvoorbeeld de bijdrage van
Churchill Madikida, een tearjerker-installa-
tie over de aidsproblematiek in Zuid-Afrika.
Alles is dubbelop: de doodskist met een
neonsilhouet van een overledene, de kaar-
sen, de microscopische foto’s van het aids-
virus en de rode gloed die de hele zaal over-
heerst. Zelden ook zoveel futiele, onbedui-
dende manoeuvres aanschouwd, zoals het
filmpje van de Chileense kunstenares Lotty
Rosenfeld. Zij kleefde in 1979 een heleboel

stroken witte tape dwars over de witte lijnen
van een geasfalteerde rijweg. Wat maakt
Lotty Rosenfeld zo belangwekkend? Het is
natuurlijk goed om weten dat er performan-
ce bestond in Chili, het is leuk om zien dat er
ook Roemenen en Argentijnen waren die de
artistieke verworvenheden van pakweg de
jaren '60 en '70 hebben verwerkt. Maar zel-
den weten Buergel en Noack ons te verras-
sen met een krachtig alternatief voor de
artistieke strategieén en poética’s van peri-
fere kunstenaars van wie het werk wel reeds
op erkenning kan rekenen in het westen. De
conclusie moet zijn dat Buergel en Noack in
de val van de nieuwsdrift van de ontdek-
kingsreiziger zijn getrapt. Hun selectie is een
trofeeénkast met ‘het onbekende’ en de ver-
sheidsdatum van de verovering als beslis-
send criterium.

Man-vrouw

Een andere belangrijke problematiek die
Buergel en Noack op de agenda zetten, is die
van de seksuele differentie. De geseksueerd-
heid van elk discours, ook dat van de kunst,
en de ‘andere’ inbreng van vrouwelijke
kunstenaars is inderdaad een belangrijk
thema. Buergel en Noack hebben er terecht
een van hun hoofdbekommernissen van
gemaakt.

Die zorg heeft zich in de eerste plaats ver-
taald in de balans van de deelnemerslijst.
Het evenwicht tussen de seksen is voorbeel-
dig: voor elke man is er een vrouw geselec-
teerd. Nog frappanter dan dit globale cijfer
is de balans in sommige delen van de selec-
tie, bijvoorbeeld in de Amerikaanse. Zou het
toevallig zijn dat het deelnemersveld van de
Verenigde Staten, dat het best vertegen-
woordigde land vormt op documenta 12,
voor drie vierde uit vrouwen bestaat? Het is
alsof Buergel en Noack de suprematie van
de grootmacht symbolisch hebben gecom-
penseerd met een numerieke bevoordeling
van de vrouwelijke sekse! Maar dat kan

John McCracken
Minnesota, 1989

14

Lotty Rosenfeld

Una milla de cruces sobre el pavimento, 1979

Churchill Madikida
Status, 2005. Foto: Frank Schinski / documenta GmbH

natuurlijk toeval zijn, en trouwens, het gaat
tenslotte om de inhoud van de selectie. Laat
ons daarom kijken naar de vrouwelijke kun-
stenaar die zowat het meest prominent aan-
wezig is op documenta 12 en die bovendien
nadrukkelijk feminiene of feministische
thematieken aansnijdt: de Amerikaanse
Mary Kelly. In het Aue-Pavillon zijn foto-
reeksen van Kelly uit de jaren '70 te zien
onder de titel Primapara. In één ervan wordt
een babygezichtje in close-up getoond, alsof
Kelly de camera tussen het kind en haar
moederlijke borst had gepropt. Een uiterst
leesbaar en sentimenteel gegeven, de relatie
moeder-kind, wordt voorzichtig aangelengd
met aliénerende standaardtechnieken zoals
close-up, fragmentatie en uitvergroting. Op
de eerste verdieping van de Neue Galerie
heeft Kelly een soort serre neergepoot die
bedekt is met tranerige opschriften waarin
ze haar bekering tot het feminisme memo-
reert. Het huis wekt de slogan ‘het private is

o

politiek’ tot leven. Op richels tegen de muur
zijn zwarte acrylpanelen aangebracht
waarin opnieuw tekst is uitgespaard, deze
keer verwijzend naar een betoging tegen
een Miss Worldverkiezing die plaatsvond in
1971 - de zwarte panelen lijken derhalve
op pancartes die in manifestaties worden
meegedragen. Poepsimpele één-op-éénsym-
boliek, overgoten met een tranerig en
pathetisch discours, en met kille neon en
veel duisternis op smaak gebracht als artis-
tieke memorial: dit aanstellerig luxefeminis-
me vormt het uithangbord waarmee
Buergel en Noack hun bekommernis in ver-
band met seksuele machtsverhoudingen in
de verf zetten. Hun getallenfetisjisme en
hun voorkeur voor het boodschapperige
feminisme van Mary Kelly wijzen erop dat
het hen niet te doen is om de problematiek
van de geseksueerdheid of het thema van
het vrouwelijke, maar om politiek correct
vertoon.
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Het primaat van het kunstwerk

“Natuurlijk zijn er kunstenaars/kunstena-
ressen die voor ons belangrijk zijn, natuur-
lijk houden bepaalde concepten ons bezig,
en natuurlijk heeft kunst ook zijn lokale
geschiedenis. Maar een tentoonstelling
wordt pas interessant, wanneer men de
krukken van dit vooringenomen begrip van
zich afwerpt en op een punt komt waar de
kunst haar eigen web van verbanden begint
te spinnen”: in glasheldere bewoordingen
maken Buergel en Noack in het voorwoord
van de catalogus duidelijk dat de kunstwer-
ken centraal zullen staan in de tentoonstel-
ling: zij moeten ‘hun eigen web’ kunnen
spinnen. In de tentoonstelling wordt het
primaat van het kunstwerk op diverse
manieren onderstreept. Zo is de informatie
over de kunstwerken op de bordjes uiterst
spaarzaam gehouden: vermeld worden
enkel de titel van het werk, het jaar waarin
het geproduceerd is, de namen van de kun-
stenaar en de eigenaar. Worden niet ver-
meld: de nationaliteit, de woonplaats, zelfs
niet de geboorte- en sterfdatum van de kun-
stenaar. Leeft of werkt de kunstenaar nog?
Zelfs dat komen we niet te weten! Met derge-
lijke omissies trachten Buergel en Noack de
aandacht voor het kunstwerk te intensifié-
ren, en verstoren zij de automatismen van
de kunstconsument die eerst het bordje
leest en het werk op die manier al op voor-
hand heeft gecatalogeerd. Het is zonder
meer belangwekkend dat Buergel en Noack
het kunstwerk een centrale plaats geven.
Het kunstwerk is immers het alfa en omega
van het medium kunsttentoonstelling, of
zou dat moeten zijn. Al te vaak hebben we
de afgelopen decennia manifestaties gezien
die vrijwel geheel uit kunstwerken beston-
den, maar waarbij die kunstwerken er in
feite helemaal niet toe deden.

Problematisch is evenwel de definitie van
de autonomie van de kunst die door Buergel
en Noack wordt verondersteld en de visie op
de relatie tussen kunstwerk en context die zij
hanteren. In de documenta 12-overzichtsbro-
chure wordt hun kunstgerichte presentatie-
praktijk als volgt toegelicht: “Documenta 12
haalt kunstwerken uit hun respectievelijke
ontstaanscontext en brengt ze naar Kassel,
maar doet niet de minste poging om de
lokale contexten mee over te hevelen. In
plaats daarvan is de tentoonstelling opge-
vat als een nieuwe en uitdrukkelijk artistie-
ke samenhang, waarin de werken niet op
een informatieve of didactische maar op
een esthetische manier op elkaar betrokken
worden, om ze in hun zo-zijn [So-Sein] te
laten schitteren.” Voor Buergel en Noack is
het 6f de kunst 6f de context. De autonome
realiteit van het kunstwerk en de ont-
staanscontext worden uit elkaar getrokken
en in een starre oppositie tegenover elkaar
geplaatst.

Die steriele tegenstelling heeft zelfs in het
organigram van Documenta en de struc-
tuur van het documenta-programma zijn
beslag gekregen. Aan de ene kant is er de
tentoonstelling, die door Buergel en Noack
met het ‘discursieve minimum’ van amper
twee kolommetjes tekst in de catalogus
wordt ingeleid. Aan de andere kant — letter-
lijk — is er het discours dat ondergebracht is
in een aparte cel — documenta 12 magazines —
die belast is met de productie van het nodige
discursieve spervuur. Documenta 12 maga-
zines inviteert, onder de bezielende leiding
van Georg Schollhammer, een honderdtal
tijdschriften (waaronder De Witte Raaf) om
na te denken over de drie basisvragen van
documenta 12, zonder dat ze bij de tentoon-
stelling betrokken zijn. Typerend is de vol-
gende passage uit de programmatekst die de
genodigde tijdschriften werd toegestuurd:
“One of the central issues of an art exhibi-
tion taking place in the context of a globali-
zed world is the question of how to impart
specific local knowledge; how to convey
images that derive from, but also go beyond,
the bounds of a particular location.”
Uitgerekend de problematiek van de contex-
tualisering die Buergel en Noack van zich
hebben afgeschoven, vormt voor documenta
12 magazines een centraal discussiepunt!

Een dubbelzinnige keuze is ook de zware
investering in educatie, met audiogidsen,
rondleidingen voor alle mogelijke doelgroe-
pen en een democratisch geprijsde catalo-
gus die tegelijk als bezoekersgids fungeert,
en die lemma'’s over werken of werkgroepen
uit de tentoonstelling bevat. Zo wordt tege-
moetgekomen aan de nood aan contextua-
lisering en informatie bij de kunstwerken
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van uiteenlopende herkomst. Maar elders
—in de persmap — lezen we dat de kunstbe-
middeling zich niet als “marketinginstru-
ment” of “dienstverlening” zal laten gebrui-
ken, maar dat zij zich zal manifesteren als
een “advocaat van de kunst”. De topzware
batterij van flankerende ‘kunstbemidde-
ling’ en de verabsolutering van de autono-
mie van de kunst in de tentoonstelling slui-
ten enkel op elkaar aan als keerzijden van
dezelfde munt: dankzij de zware investerin-
gen in educatie kunnen de curatoren vol-
harden in een anachronistische en niet-
contextuele celebratie van de kunst.

De aanpak van Buergel en Noack is nog in
andere opzichten hoogst contradictorisch.
Terwijl de markt koste wat het kost buiten-
spel moet worden gezet, heeft een van de
spaarzame gegevens op de bordjes betrek-
king op de persoon of instelling die het werk
in bezit heeft. Terwijl het primaat van het
kunstwerk vooropgesteld wordt, heeft de
locatie waar de meeste kunstwerken wor-
den tentoongesteld — het lelijke Aue-
Pavillon van Lacaton & Vassal — alles van
een bazaar waar de geconcentreerde uiteen-
zetting met de kunst totaal onmogelijk is.
Terwijl de curatoren er een sport van heb-
ben gemaakt om in de verste uithoeken van
de wereld naar sporen van artistieke pro-
ductie te zoeken, manifesteren zij een com-
pleet onrealistisch en haast bijgelovig ver-
trouwen in de magische zelfwerkzaamheid
— het zogenaamde zo-zijn — van het autono-
me kunstwerk. Nochtans is het precies het
andersoortige van dit zo-zijn dat ons bij de
kunstwerken uit verafgelegen gebieden met
de relativiteit van de artistieke autonomie
confronteert, dat er ons — anders gezegd —
aan herinnert dat die autonomie bemiddeld
is en dat de context en het autonome
moment van het kunstwerk dus onmogelijk
van elkaar geisoleerd kunnen worden.

Het kunstwerk en zijn auteur

Systematisch hebben Buergel en Noack
ervoor gekozen om — waar mogelijk — stel-
ling te nemen voor het kunstwerk. Zo heb-
ben ze strategieén uitgezet om het kunst-
werk te emanciperen van de suprematie
van de auteur — met alle vooronderstellin-
gen die daarmee zijn verbonden: het auto-
nome subject, authenticiteit en zelfexpres-
sie, het oeuvre als een organisch afgerond
geheel dat zich als het ware ‘natuurlijk’ ont-
wikkelt... In de tentoonstelling krijgt deze
emancipatie zeer letterlijk vorm door wer-
ken van dezelfde kunstenaar op verschillen-
de locaties te presenteren of op verschillen-
de plekken binnen hetzelfde gebouw. In de
catalogus worden de werken niet per kun-
stenaar gegroepeerd, maar op een tijdsas
uitgezet en gerangschikt per jaar: zo wor-
den de werken van Luis Jacob uit 2004 en
2007 respectievelijk besproken op pagina
172 en pagina 262, terwijl de werken van
Eleanor Antin uit respectievelijk 1965-68
en 1977 op pagina 64 en pagina 102 wor-
den voorgesteld. De botte feitelijkheid van
de chronologie slaat het biografische par-
cours uit elkaar. Er is opnieuw veel te zeg-
gen voor de keuze van Buergel en Noack om
de biografie ter discussie te stellen. Ten eer-
ste is het consequent om dit te doen, want
het ligt in de lijn van hun andere uitgangs-
punten: ook de markt en de canon teren in
hoge mate op het kapitaal van de naam en
dus op de idee van een homogene biografie.
Ten tweede heeft de auteur vandaag nog
steeds een mythologische status en is het
belangrijk om die status te relativeren. Ten
derde vormt de observeerbare diversiteit
van de kunstwerken van éénzelfde auteur
in deze tentoonstelling meermaals het con-
crete bewijs dat oeuvres sinds de jaren '60
geen klassieke coherentie meer vertonen:
de biografische samenhang van het oeuvre
is daadwerkelijk minder vanzelfsprekend
geworden. En ten slotte wordt de monogra-
fische presentatie — één kunstenaar per zaal
— al te vaak als een goedkope oplossing
gebruikt om het verwijt te ontlopen dat men
het oeuvre van een kunstenaar naar zijn
hand zet en de ‘integriteit’ ervan niet respec-
teert. Een groepstentoonstelling onderwerpt
de kunstwerken per definitie aan een beteke-
nisarbeid, gewoon al door ze in één tentoon-
stelling samen te brengen: die onvermijde-
lijkheid van de interpretatie wordt door
Buergel en Noack geaffirmeerd door de wer-
ken van een kunstenaar op verschillende
plaatsen te tonen en aldus samen te brengen
met de werken van andere kunstenaars.

—p—
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Tanaka Atsuko
Electric Dress, 1956

Nasreen Mohamedi

Zonder titel (dagboek 4), blad 3 (kant a), ca. late jaren '60 — vroege jaren '70

Buergel en Noack hebben het breken van de
homogeniserende kracht van de biografie
evenwel op een zeer homogeniserende wijze
toegepast. Ze hebben het vernielen van de
biografische format met een haast religieu-
ze ijver bedreven. Een voorbeeld is de wijze
waarop het materiaal rond Electric Dress
van de Japanse Tanaka Atsuko behandeld
wordt. De zwart-witfoto uit 1956 waarop
Tanaka Atsuko haar ‘elektrische jurk’
showt, wordt gepresenteerd in relatie tot
een foto van een actie van de Argentijnse,
politiek geéngageerde Grupo de Artistas de
Vanguardia, op de eerste verdieping van het
Fridericianum. De Drawings after Electric

o

Dress hangen niet naast de foto van de
Japanse maar even verderop tegenover het
fotoverslag van de performance Triangle van
Sanja Ivekovic. En de remake van de jurk
ten slotte, een structuur van draden en
gloeilampen in verschillende kleuren,
wordt op de tweede verdieping gepresen-
teerd in een ruimte met een meerdelige
sculptuur van John McCracken (Fire, 2007)
en een installatie van Sheela Gowda (And
..., 2007). Zo blijft — letterlijk — niets van
Tanaka Atsuko’s project heel. En welke
spannende verbanden staan daartegen-
over? Triangle van Sanja Ivekovic is een
voorbeeld van subversief gebruik van licha-
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melijkheid en seksualiteit; niets daarvan bij
Tanaka Atsuko die haar elektrische jurk
binnen de Japanse kunstgroep Gutai ont-
wikkelde — ‘Gutai’ betekent ‘concreet’ — en
die lichamelijkheid inzet om de schilder-
kunst (een beetje a la Luis Fontana) in de
ruimte en de tijd te laten doorbreken. Dat
beide kunstenaars iets met hun lichaam
doen is dus het enige wat hen verbindt. Op
de bovenverdieping vormt de poreuze, door-
laatbare huid het enige verbindende ele-
ment tussen de lichtjurk van de Japanse, de
in kleur gelakte balkjes van McCracken en
de eindeloos lange donkerrode ‘navelstreng’
van Sheela Gowda.

De coherentie van de biografie wordt aan
platvloers belerende of nietszeggende com-
binaties opgeofferd. Vaak lijkt zelfs de didac-
tische lijm te ontbreken: zo hebben Buergel
en Noack in het Aue-Pavillon drie collages
met snippers kleur (Stillevens) van Lili
Dujourie (overigens de enige Belgische deel-
nemer) op een smal reepje muur gehangen
naast een immense fotoreproductie van een
reusachtige wand met, opgesteld op schap-
jes, de objecten en driedimensionale schet-
sen van Jorge Oteiza. Is dit als een poétische
ingeving bedoeld? De collages van Dujourie
lijken wel een supplementair accessoire in
de plastische voorraadkamer van de
Spanjaard! Hebben de werken van Dujourie
iets te maken met die van Oteiza? Neen.

Tot slot hebben Buergel en Noack ook
Documentakunstwerken ingezet in de col-
lectie van oude kunst van Museum Schloss
Wilhelmshohe. Zo is een kunstwerk waarin
een kunstenares zichzelf afbeeldt (Zofia
Kulik) terechtgekomen in de Rembrandt-
zaal die rijkelijk met (zelf)portretten is
gevuld. Documenta 12 is een speeltuin vol
ad-hocarrangementen. De combinaties zijn
beurtelings anekdotisch, oppervlakkig of
formalistisch, en in veel gevallen lichtzinnig
en beledigend voor de kunstenaars. Terwijl
de curatoren zich beroepen op het primaat
van het kunstwerk, worden we in bijna elke
zaal en om elke hoek geconfronteerd met
het feit dat de curatoren weer iets nieuws
hebben bedacht. Niet de kunstwerken,
maar de kunstjes van de curatoren voeren
de hoofdtoon op documenta 12.

Oud-nieuw; ‘andere’ objecten

Een eigenaardig kenmerk van documenta 12
is dat er niet alleen oudere kunstwerken,
maar ook niet-westerse en vaak anonieme
objecten in de presentatie zijn geintegreerd.
Om te beginnen zijn er enkele klassiek-
moderne kunstwerken opgenomen, die wél
tot de canon behoren en die zelfs zo'n sym-
bolisch kapitaal vertegenwoordigen dat ze
enkel onder de vorm van reproducties aan-
wezig konden worden gesteld: L'Exposition
Universelle (1867) van Edouard Manet, dat
getoond wordt in de Neue Galerie, en de
Angelus Novus van Paul Klee dat zeer
nadrukkelijk bovenaan de trap naar de eer-
ste verdieping van het Fridericianum
hangt. In het prentenkabinet van Schloss
Wilhelmshohe worden, naast intiem werk
van hedendaagse kunstenaars, oude objec-
ten van niet-westerse herkomst getoond:
een Chinees paneel met lakwerk (ca. 1662-
1722), een kalligrafisch sierblad van de
Perzische kalligraaf Haddschi Magsud At-
Tabrizi, een keur 15de- en 16de-eeuwse
tekeningen en miniaturen van uiteenlopen-
de - Europese, Chinese, Perzische,
Ottomaanse — herkomst. Ook elders zijn een
aantal — vaak alweer uitheemse en anonie-
me — objecten puntsgewijs ingezet als flan-
kerend materiaal bij hedendaagse kunst-
werken. Zo krijgt de installatie van Cosima
von Bonin in de documenta-Halle het gezel-
schap van een tapijt (ca. 1800) met de
decoratief-schematische voorstelling van
een paradijslijke tuin. Het interessante aan
het opnemen van deze objecten is dat zij de
idee van het unieke kunstwerk en van de
geniale auteur doorbreken — sommige
objecten zijn immers anoniem, andere zijn
gemaakt door ‘auteurs’ die niet noodzake-
lijk de status van de ‘Kunstenaar’ naar wes-
ters model bezitten. Bovendien wordt ook
het historische referentieckader van
Documenta ter discussie gesteld: niet alleen
tonen Buergel en Noack kunstwerken van
overleden kunstenaars, ze nemen ook
objecten uit vroegere eeuwen op, deels uit
de voormoderne tijd. Zowel de status van
het kunstobject als het historische referen-
tiekader — waaronder de vanzelfsprekende
betrokkenheid op de actuele state of the arts
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Hokusai Katsushika (1760-1849)

modelschets uit: Banshoku zukd, (collectie van schetsen de versiering van ambachtswerk)
Foto: Georg Mayer

Haddschi Magsud At-Tabrizi

Reis van een Perzische kalligraaf naar Mogul-Indi¢, 1573
Foto: Ingrid Geske

van Documenta — worden daarmee
bevraagd.

Uiteraard voegen deze verschillende
objecten ook betekenis toe aan de tentoon-
stelling of aan de kunstwerken waarmee ze
gecombineerd worden. Maar welke? Wat
betekent een gouache uit Noord-Indié uit de
18de eeuw? Of een ontwerp van Katsushika
Hokusai uit 1835? Het antwoord kan alleen
komen van personen die hierop hebben
gestudeerd en die heten niet Roger M.
Buergel of Ruth Noack.

Met de tentoonstelling van tientallen
oude kunstwerken of objecten worden diep-
zinnige betekenissen en onvermoede ver-
banden opgeroepen, maar Buergel en
Noack teren louter op de aura van discur-
sieve suggesties. De Angelus Novus van Paul
Klee is het icoon van Benjamins geschied-
filosofie en zowat het filosofisch meest bela-
den kunstwerk van de 20ste eeuw: Buergel
en Noack halen met dit ene Klee-citaat dus
een gigantische vloot van filosofische reflec-
ties binnen, zonder dat deze zich evenwel
vertalen in de rest van de tentoonstelling.

3 basisvragen en
‘de migratie der vormen’

“De grote tentoonstelling heeft geen vorm.
[...] In de regel hebben tentoonstellingen
een thema, of hebben ze betrekking op een
artistieke persoonlijkheid, een tijdperk, een
fenomeen. De vormloosheid van de
Documenta verbiedt een dergelijke invals-
hoek”, aldus Buergel en Noack in de catalo-
gus. Ondanks die vooropgestelde vormloos-
heid hebben de tentoonstellingsmakers een
drietal vragen bedacht die hun traject de
nodige richting moesten geven, respectieve-

lijk ‘Ts modernity our antiquity?’, ‘What is
bare life?’ en ‘What has to be done (educa-
tion)?’” Het is onduidelijk op welke manier
deze vragen als kompas hebben gediend.
Zou je niet weten dat deze — bewust vaag —
geformuleerde onderwerpen als uitgangs-
punten hebben gefungeerd, je zou bij het
bezoek aan de Documenta nooit op het idee
komen om de tentoonstelling in die zin te
begrijpen. Meer nog, zelfs nu deze vragen
wijd en zijd bekend zijn gemaakt als rich-
tingaanwijzers, lukt het nauwelijks om de
Documenta hiermee te verstaan. Hoe kan
het ook anders? Hoe zou een tentoonstel-
ling er moeten uitzien die dergelijke alge-
meen-cultuurfilosofische vragen in een
artistieke selectie omzet?

In de persmap wordt nog een vierde
thema genoemd dat in de loop van de voor-
bereiding steeds meer op de voorgrond zou
zijn gekomen: the migration of forms. Dat is
makKkelijker voorstelbaar, het is immers een
plastisch en observeerbaar gegeven. Met
wat goede wil kan men dit onderwerp in de
tentoonstelling herkennen. Heel duidelijk
komt het aan bod in een van de projecten,
het beeldarchief Movement of Forms.
Antecedents of Afro-Brazilian Spaces van
David Aradeon, dat specifiek draait rond ‘de
migratie van vormen’ die het effect zijn van
migratiestromen vanuit onder andere
Benin en Nigeria naar Brazilié en vandaar
terug naar Afrika. Niet alleen in dit soort
projecten wordt de migratie van vormen
aan bod gebracht. Ook de presentatieprak-
tijk van Buergel en Noack staat in het teken
van dit thema. Op het gelijkvloers van de
Neue Galerie krijgen de bladen van de
Indische Nasreen Mohamedi (daterend van
ca. 1980) het gezelschap van een groot,
vierkantig schilderij uit 1964 van de

o
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Amerikaanse Agnes Martin. Zowel de bla-
den van de Indische als het schilderij verto-
nen een horizontaal lijnenpatroon. Wat
moeten we daaruit concluderen? Hoe komt
het dat deze horizontale rasters zowel in de
Verenigde Staten anno 1964 als in Indié
rond 1980 voorkwamen? Het antwoord
kent alleen de wind. Met het ‘wonderlijke
rijm’ tussen Martin en Mohamedi moeten
we het stellen. Terwijl Aradeon zowel het
beeldmateriaal als de historische achter-
grond aanreikt om zijn these over de migra-
tie van vormen te staven, suggereren
Buergel en Noack allerlei onderhuidse en bij-
zonder verreikende verbanden, door gebruik
te maken van goedkope, suggestieve rijmela-
rij. Elke uitleg of bewijslast ontbreekt. Het
thema ‘de migratie der vormen’ is een staal-
tje van pure suggestie en discursieve gemak-
zucht waar het medium ‘tentoonstelling’ wel
eens vaker aanleiding toe geeft.

Nieuw record in zicht!

Kunst geeft geen antwoorden, maar stelt
vragen, zo klonk het vijftien jaar geleden op
de sigarettenpakjes van de sponsor van
Documenta IX. De verdienste van documenta
12 is dat zij de vragen niet aan de kunstwer-
ken heeft overgelaten — wat de makers daar
zelf ook over mogen beweren — maar bij-
zonder pertinente en belangrijke proble-
men heeft opgeworpen. De markt, de
canon, de globalisering, gender, de autono-
mie van de kunst, het kunstwerk in relatie
tot de kunstenaar, het kunstwerk in relatie
tot andere kunstwerken, het hedendaagse
kunstwerk in relatie tot het oude kunst-
werk, het westerse hedendaagse kunstwerk
in relatie tot niet-artistieke of niet-westerse
objecten: ze worden allemaal aangekaart,
maar geen enkel van deze onderwerpen
wordt ten gronde behandeld in de tentoon-
stelling. De antwoorden van de makers van
documenta 12 bestaan alleen uit symbo-
lische gebaren die het probleem terzijde
schuiven of onderschatten. De canon wordt
onderuitgehaald door zoveel mogelijk niet-
gecanoniseerde figuren binnen te halen, de
verwachtingen van de markt worden ge-
fnuikt door een minimum aan kunstenaars
op te nemen waarvan de ‘koers’ door de
markt kan worden ingeschat, de globalise-
ring wordt getackeld door nog dieper in de
onherbergzame uithoeken van de aardbol
te infiltreren...

En wat leveren al die inspanningen op om
de verwachtingen van de markt en het
publiek een hak te zetten? Een op 4 augus-
tus jongstleden verzonden e-mailbericht
vertelt daar alles over: “Record number of
visitors to the documenta during the first
50 days. On August 4th at 8.00 pm, the
documenta 12 will be entering its second
half, the first 50 days of the exhibition
having been elapsed. And that with record
numbers of visitors: on Saturday around
330.000 visitors will have seen the exhibi-
tion in Kassel (including estimates for the
coming three days). In comparison, a total
of 314.000 visitors were recorded at the
same time in 2002.” Hiermee is alles gezegd
over de futiliteit van elke poging om aan de
problemen van de actuele kunstwereld te
ontsnappen: hoe de tentoonstelling ook
wordt opgevat, hoe vlijtig men ook stokken
in de wielen van de receptie steekt, het sym-
bolisch kapitaal van Documenta zorgt
ervoor dat het publiek komt en dat het aan-
bod massaal geconsumeerd wordt. Tegen de
markt zijn, en die tegengeste in de etalage
plaatsen, helpt niet. In plaats van dergelijke
symbolische gebaren te stellen, zorgt men
er best voor dat men iets te vertellen heeft.

Documenta 12 loopt nog tot 23 september
2007 (www.documenta.de).
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DEWEER ART GALLERY
The Cosmopolitan Chicken Project / Ten generations
Recent works
By introducing the Turkish Denizli chicken, Koen Vanmechelen created the tenth generation in his ongoing Cosmopolitan Chicken
Project. This exhibition presents both the Denizli chicken and an overview of all generations born so far. At the same time, Galeri Artist
in Istanbul presents the one-man show Koen Vanmechelen - The Cosmopolitan Chicken Project in order to introduce the project to the
Turkish audience, from Thursday 6 September 2007 onwards.
The show by Hans Vandekerckhove will contain a selection of recent works. Most other recent works will feature in the show Hans
Vandekerckhove - Juan Muiioz: A blind View at Fundacién Carlos de Amberes in Madrid, from 20.09 until 21.10.07.
09.09.07 - 21.10.07
opening 08.09.07 15:00- 18:30
in the presence of the artists
Stephan Balkenhol
Matthieu Laurette
11.11.07 - 16.12.07
opening 10.11.07 in the presence of the artists
Tiegemstraat 6A we - th /sat - sun  14:00 - 18:00
B-8553 Otegem fr 10:00 - 18:00 DEWEER
+32 (0) 56 644 893 and by appointment ART
GALLERY
www.deweerartgallery.com
= —————— e —— ]
= ———— —— ——
/ — = = = — — =
29.09.07 - 10.11.07
TRAJECTORIES IN AUDIOVISUAL ART AND CULTURE
RE:COLLECTIONS
MEDIA LOUNGE & SCREENINGS A SELECTION OF RECENT WORK FROM THE ARGOS COLLECTIONS AND
TWO THEMATIC PROGRAMS, CURATED BY VINCENT MEESSEN AND KATERINA GREGOS
VIDEO Vo RTEX: RESPONSES To Yo UTUBE Co-production with INC
FRI'05.10.07 11:00 CONFERENCE NORA BARRY, JOHAN GRIMONPREZ, PETER HORVATH, LEV MANOVICH,
ADRIAN MILES, THOMAS RAWLINGS & ANA KRONSCHNABL, SIMON RUSCHMEYER, KEITH SANBORN
M ED IA, M EM 0 RY AN D TH E ARCH IVE Co-production with PACKED
SA 06.10.07 11:00 CONFERENCE RICHARD RINEHART, WOLFGANG ERNST, OLIVER GRAU, STEVE DIETZ,
JOSEPHINE BOSMA, CHARLIE GERE, JEAN-FRANGOIS BLANCHETTE
CINEMA IN TRANSIT
WEEKLY LECTURES ON FRIDAY 20:30 PHILIPPE-ALAIN MICHAUD, MARK NASH, LAURA MULVEY,
PETER WEIBEL, JEAN-CHRISTOPHE ROYOUX
WAYS OF HEARING co-produced with 0-02, Metaphon & (K-RAA-K)3
THU 04.10.07 20:30 CONCERT CHARLES CURTIS PLAYS ELIANE RADIGUE / LUCIO CAPECE + MIKA VAINIO
WE 17.10.07 20:30 LECTURE DAVID TOOP: WAYS OF HEARING, RESISTING THE VISUAL
THU 18.10.07 20:30 CONCERT ASMUS TIETCHENS + THOMAS KONER / JOHN DUNCAN / CM VON HAUSSWOLFF
THU 25.10.07 20:30 CONCERT TETUZI AKIYAMA + JOZEF VAN WISSEM / MATTIN + JUNKO + MICHEL HENRITZI
Co-production with Bozar Cinema
INDETERMINATE CINEMA ..,
SA 13.10.07-SU 14.10.07 LECTURE TONY CONRAD PERFORMANCE 10 YEARS ALIVE ON THE INFINITE PLAIN
SA 20.10.07-SU 21.10.07 SCREENING KEN JACOBS PERFORMANCE NERVOUS MAGIC LATERN with Aki Onda
MEDIA MATTERS
= W] PRESENTATIONS & LECTURES ALAIN DEPOCAS, CHRISTOPH BLASE, AGATHE JARCZYK, JOHAN
M DELVOYE GRIMONPREZ, AUGUSTE ORTS, BENJAMIN COOK, KEVIN E. CONSEY
CLOACA 2000 20 07 FULL PROGRAM ON WWW.ARGOSARTS.ORG :
ARGOS CENTRE FOR ART AND MEDIA g
WERFSTRAAT 13 RUE DU CHANTIER, B-1000 BRUSSELS, BELGIUM z
TEL +32 2 229 0003 FAX +32 2 223 7331 INFO@ARGOSARTS.ORG g
30 SEPTEMBER 2007 - 6 JANUARI 2008 B e
% 20 S s BN g )
s
‘ ‘ ‘ i Wirny
Casino Luxembourg — Forum d’art contemporain ‘ ‘ ‘ ‘ ‘ ‘ PHEde A4 ‘,‘.‘:’.’ //// 1iyiee :::::y RN
41, rue Notre-Dame L-2013 Luxembourg / T. +352 22 50 45 N“ ~ ~N “NN““:::Q ” ////’ ..::‘Q’Q’Q’Q‘
info@casino-luxembourg.lu / www.casino-luxembourg.lu \ \ \ \ \ \ \ ~ ~ ~ : : : W\ : : : ’
\
\\\ W \\\\“\Nu: \ )
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Raveel in Friesland

Roger Raveel, schilderijen en tekeningen
05|10 | 2007 — 06 | 01 | 2008

Museum Belvédere

HEERENVEEN | ORANJEWOUD

Open: di. t/m zo. 11.00-17.00 uur — www.museumbelvedere.nl

INDIAN SUMMER 2007

ARTISTS' LECTURES
AT DE ATELIERS

M ATT H I E U LAU R ETT E (1970, France) Tuesday October 2
HARAL D KL I N G E L H 6 L L E R (1954, Germany) Tuesday October 9

You are welcome to join these talks at De Ateliers, Stadhouderskade 86, Amsterdam.
Lectures start at 5 pm sharp. Entrance 4 euro. RSVP office@de-ateliers.nl
Changes may occur. Check www.de-ateliers.nl for updates.

De Ateliers offers young artists the opportunity to develop their work in a private studio
with the support of a stipend and critical feedback from artists and critics.
Next deadline for applications: February 1st, 2008. See www.de-ateliers.nl

TUTORS 2007-2008: Rob Birza, Dominic van den Boogerd, Marlene Dumas, Ceal Floyer,
Melvin Moti, Marien Schouten, Willem de Rooij, Fiona Tan, Didier Vermeiren,
Marijke van Warmerdam.

GUEST TUTORS 2007-2008: Gerard Byrne, Chris Evans, Ellen Gallagher, Wade Guyton,
Richard Hawkins, lan Kiaer, Harald Klingelhéller, Maxine Kopsa, Germaine Kruip,
Matthieu Laurette, Caoimhin Mac Giolla Leith, Erik van Lieshout, Victor Man,

Rosalind Nashashibi, Avery Preesman, Florian Pumhésl, Julika Rudelius, Josef Strau,

Katja Strunz, Toon Verhoef.

30 september
- 4 november

Will someone stop you...?

Derek Tyman
& Emma Rushton

Artis Den Bosch

OPENING ARTIS DEN BOSCH
30 september / 15.00 uur Boschveldweg 471

ME IN FRONT OF (14) s-Hertogenbosch
open do t/m vrij
4 november / 15.00 uur van 13 tot 17 uur
Gesprek met o.a. Derek Tyman,
Emma Rushton en Richard Hylton www.willsomeonestopyou.com
(directeur Unit2) www.artisdenbosch.nl

foto: Robin Stott

W139 presenteert

4

1 september t/m 30 september
opening 31 aug om 21:00 uur

COVENISICINE
OXVGEN

met:

Arno Coenen, Erin Dunn, Ulrike M&ntmann, Jonas Ohlsson,
Joel Tauber, Rainbow Soulclub - Saskia Janssen & George Korsmit,
Gil & Moti

¢

maandag t/m zondag van 11:00 u. tot 19:00 u.
Warmoesstraat 139
1012JB amsterdam / +31 20 6229434 / info@w139.nl
www.w139.nl

Kultivator
‘Supermodel’
‘ 13 okt t/m 11 nov

Liefde in de stad °pe";';$0102u3':t om
i.s.m. SKOR & Paradiso '
www.liefdeindestad.nl

INDE STRD
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De Brooks-hypothese

19

DIRK LAUWAERT

Lulu, Lola Lola: artiestennaam, koosnaam,
verdubbeling. Twee filmpersonages, van de
allerberoemdsten. Tussen beiden (Lulu:
1929; Lola Lola: 1930) ligt de breuk tussen
stille film en klankfilm. De regisseurs, Pabst
en Von Sternberg, zijn allebei uit Wenen.
Beide films, Die Biichse der Pandora en Der
Blaue Engel, worden gedraaid in Berlijn, de
hoofdstad van de Weimarcultuur, midden
het interbellum.

Twee actrices: Louise Brooks, zonder toe-
komst in de film, en Marlene Dietrich,
onverwoestbaar als actrice en chanteuse.
Beiden zijn fascinerend om hun tegenge-
stelde kwaliteiten: onbeheerste expansie
tegenover extreme zelfcontrole.

Dietrich dingt bij Pabst om de rol van Lulu,
maar het wordt Brooks, een jonge
Amerikaanse. Wat zou Dietrich eruit
gehaald hebben? In Der Blaue Engel laat ze
dat onder de hoede van Von Sternberg als
Lola Lola zien. Brooks is vitaal, Dietrich
cerebraal. De eerste is een probleemloze
Lulu, de tweede toont een beredeneerde
superioriteit. Omhelzen of neerkijken.
Brooks en Pabst maken een schets, een
screentest, een hypothese. Geen van beiden
weten precies waar ze naartoe kunnen. Het
potlood vliegt met vinnige contourlijnen
over het blad, de gom ligt binnen handbe-
reik. Zinnen worden doorstreept en vervan-
gen met accolades in de marge, zinderend
van roekeloze inspiratie en misleidende
suggesties. Zo ligt de film in onze gefasci-
neerde herinnering, een meteoriet die net
voor de ondergang van de stille film is inge-
slagen. Als antipode van het perfecte
Sunrise (Murnau), de zinderende imperfec-
tie van Die Biichse der Pandora. In het mid-
den een spottende actrice zonder ambitie, of
juister: met de ambitie die te frustreren.

Von Sternberg creéert voor de vulgaire Lola
Lola van Dietrich met voiles en subtiel
bewegende schaduwen een vibrerend licht
dat de contouren vervaagt en de expressie-
ve schaduwen als een faute de gotit afwijst.
Hij creéert een uniek systeem: trillend licht
rond de strakke blik, houding, beweging
van Dietrich. Ze is een tegelijk gedresseerde
en soevereine perfectie: een kermisattractie
die de adem van het vulgus doet stokken.

Bij Pabst geen voiles, geen onduidelijk-
heid: niets is er dubbelzinnig. Brooks is wat
ze is, ze speelt wat ze kan, ze amuseert zich
voor de camera. Straks de nachtclub in, op
zoek naar een volgende bedgenoot. Haar
ogen schitteren reeds bij die gedachte.
Brooks is naakt, Dietrich is een lege sugges-
tie, een belofte die niet het hart verwarmt,
maar de gedachte des te meer. Brooks pakt
je lijf, Dietrich maakt van erotiek un jeu
d’esprit.

Brooks definieert erotiek als “nu, meteen,
zonder reserve, heel veel, heel lang”. Dietrich
zegt “nog niet, later” en straks nog eens
“later”. Om je dan te laten ontdekken dat ze
al die tijd bedoelde “je zult me niet aanra-
ken”. Twee vormen van erotiek, al staan ze
niet op gelijke voet. Dietrich stelt een abstract
en onbewijsbaar a priori: het verlangen
wordt door het afwijzen gedragen. Brooks
bevindt zich op het vlak van de toepassingen:
hoe geef je vorm aan seksualiteit als de regel
van de erotiek het afwijzen is?

De klassieke klankfilm (van de jaren '30
tot het midden van de jaren '50) kiest voor
de reserve, het understatement, de stilering.
Hij werkt kortom volgens de regel van
Dietrich. Die reserve wordt tot in de perfec-
tie verfijnd, tot verrukkelijke zelfironie gesti-
leerd (ik denk aan Katherine Hepburn).

De Brooks-hypothese werd meteen afge-
voerd, weggeschuurd, onbestaand gemaakt.
Haar films verdwenen, net als Brooks zelf.
Ze had geen erfgenamen, de hypothese
bleek onvruchtbaar. Pas als de klassieke
film zijn elegante zelfironie ombuigt tot zelf-
spot (Monroe) en zelfbeklag (de grote melo-
drama’s van Sirk en Minnelli) komt de
Pabst/Brooks-hypothese weer op tafel. De
impact is verpletterend. Men ziet: hier
gebeurt iets dat onherhaalbaar, onnavolg-
baar is. Iets dat alleen maar vastgesteld kan
worden: kijk, het is er. De moderne film is

precies dat: kijk, dat doet Ingrid Bergman
onder mijn camera-microscoop (Rossellini).
Kijk, dat doet Mireille Darc in Le Weekend
(Godard), of Francoise Dorléac in La Peau
Douce (Truffaut). De moderne film ontdekt
voorbeelden uit de klassieke periode: Dreyer,
Hitchcock, Renoir. Ook daar: kijk, het is er.
Meer nog, men herleest de hele klassieke
film vanuit deze moderne film en haar fasci-
natie voor het tonen, eerder dan voor het
construeren. Ook Brooks laat zonder reser-
ve zien. Pabst laat haar gebeuren.

Twee films die als geen ander de vraag stel-
len: wat met de seksualiteit? Is het een
machine om verlangen in geld, en omge-
keerd, om geld in verlangen om te zetten?
Het antwoord van Dietrich wordt plechtig,
beheerst, met tergende vertragingen gege-
ven, zonder een sprankel pornografische
suggestie. Het antwoord van Brooks is
lacherig, snel, direct, zonder overwegingen,
flinterdun. De antwoorden op de vraag naar
de seksualiteit worden hier niet in uitspra-
ken over seksualiteit geformuleerd, maar in
een stijl van antwoorden. De manier waar-
op ze lachen bij de vraag vertelt alles wat we
moeten weten.

Dietrich geeft haar Lola Lola een poeder-
doos en een kaptafel. Haar bewonderaar
kruipt er als een hondje onder, kwispelend
en snuffelend. De Lulu van Brooks ensce-
neert dat soort flamboyante vernedering
niet. Uitgekiende wreedheid van Lola Lola,
een dom gebrek aan wreedheid bij
Lulu/Brooks (zoals de laatste blik van Jean
Seberg in A Bout de souffle). Dietrich dient
Jannings van antwoord, Brooks hoort niet
eens een vraag. Seksualiteit als complexe
strijd, of seksualiteit als pure domheid?

De uitbundigheid

Zo komt ze in de film: er wordt gebeld, aan
de voordeur staat haar beschermer. Ze lan-
ceert zich vooruit, zichzelf voorbij, neemt
hem bij de hand, draait, sleurt hem het
appartement in onder de ogen van een ver-
bouwereerde gasopnemer. Een roekeloos,
maar heel precies gericht startschot voor de
korteafstandloopster. Geen reserve, maar
zeker ook geen hysterische uitbarsting. Een
naakte aanval: onstuimig binnenstormen,
zonder dat daarvoor een verklaring is.
Gewoon voor het plezier van het overstro-
mende enthousiasme zelf. Huppelen doet
ze. Lulu is één en al stuwing. Niets houdt
haar tegen. Dit is geen vlucht, noch een
achtervolging (de twee belangrijkste figu-
ren voor de snelle beweging in film), maar
een tollende choreografie.

Beweging staat hier dus niet in dienst van
betekenis binnen het verhaal. Haar bewe-
ging ondergraaft zelfs de narratieve beteke-
nis. Waarom ze zo rent is onbelangrijk, dat
ze zo rent is de kern. Wat we te zien krijgen
is: grenzeloze, ongemotiveerde uitbundig-
heid. Beweging omwille van de beweging.

Al rennend en tollend neemt haar pré-
sence toe: met één enkele slag, met één
explosie verovert ze de set. Zo komen na de
voorstelling circusartiesten het applaus in
ontvangst nemen. Het gejoel op de banken
draagt hen naar het midden van de scéne,
naakt voor het publiek. Hier ben ik, roepen
haar lenige benen. Kijker en tegenspeler
zijn gedestabiliseerd. Zo'n beweging heeft
men in de film nog nooit gezien (tenzij in de
slapstick). Lulu vraagt trage, verinnerlijkte,
fatale bewegingen. Maar deze Lulu blijkt
zonder een spoor van introspectie. Er is
alleen het pure extraverte plezier dat de
gemillimeterde economie van de klassieke
film opblaast. Wat een muf ensemble, de
zweep erop! Iedereen stuift uiteen, de toe-
schouwers nog het eerst.

Brooks rent zichzelf voorbij omdat ze niet
weet waarom ze daar op de set, voor de
camera, tussen acteurs staat. Het scenario?
Weggegooid? Wedekind? Wie is dat? Wat wil
Pabst van mij? Hij alleen weet het. De
acteurs? Ze misprijzen me. Ze rent domweg
wat in het rond, zonder doel, zonder een
sprankel inzicht. En toch, ze barst bijtend,
schoppend, zwierend door het scherm heen.
De bewegingen zijn wat dom en daardoor
stuntelig. Ze neemt geen positie in, kan geen
diepte geven aan haar personage, maar des

Louise Brooks in Die Biichse der Pandora, 1929, ‘de privé-dans’

te meer aan de ruimte van haar lichaam.
Brooks wordt nooit Lulu, dat maakt Pabst
van haar. Hij neemt haar als lege vorm en
kneedt die achter haar rug.

Rennend maakt ze iedere focus onmoge-
lijk. Dat blijft de basis van haar verschijnen
op het scherm. Focus is niet alleen een tech-
nische aangelegenheid van lens en diafrag-
ma, maar ook een speltechnisch gegeven. Ze
rent wel naar een punt in de ruimte van de
scéne, maar ze projecteert al rennend niets
naar camera en publiek. Ze is er niet voor de
zaal, maar uitsluitend voor zichzelf. Ze heeft
zich van de reeds rijk ontwikkelde cultuur
van de star met een haarscherpe focus los-
gescheurd, waardoor het contract tussen
haar, de camera en de toeschouwer niet tot
stand komt. Zonder dat contract wordt het
spel zomaar bewegen. Daardoor kijken we
uitsluitend naar haar, de actrice, niet naar
het personage. We Kkijken naar haar
lichaam, haar gelaatsuitdrukkingen, en
zeker ook naar haar inhoudsloze activiteit.
Die Biichse der Pandora bekijken is een voyeu-
ristische oefening. Brooks is de eerste obsce-
ne star. De verschijning van Brooks keert
een bekend wijsgerig standpunt om: “ik ben
omdat ik niet denk”. Wat zoveel wil zeggen
als: “ik ben omdat ik een lichaam ben”.

Tijdgenoten hebben dat scherp gezien en
scherp veroordeeld: Brooks kan niet acte-
ren, ze is zonder enige expressie. Ze draagt
geen enkele emotie en (cruciaal in deze kri-
tiek) ze wordt dus door geen moraal gedra-
gen. Blijkt dan: het goede, rijke spel dat
genuanceerde betekenis genereert, is fun-
damenteel moraliserend.

Sprankelende, parelende Louise Brooks.
Haar ongrijpbare en onbegrijpelijke plaats
in het cinematografisch dispositief heeft
alles te maken met de manier waarop ze de
machtsverhouding binnen het dispositief
verstoort. De machtsverhouding tussen
actrice en camera zit normaal zo in elkaar
dat beide partijen zich in wederzijdse afhan-
kelijkheid en bewondering optillen tot gla-
mour. Brooks daarentegen gaat niet op dat
machtsspel in, ze negeert het gewoon. Ze
steunt niet op de mogelijkheden van de
camera, waardoor ze ieder moment het risi-
co van de mislukking loopt. Ze verbrandt
telkens alle bruggen achter zich als een
onverantwoordelijke avonturierster die
juist binnen het systeem van radicale
afhankelijkheid een radicale autonomie
realiseert. De luciditeit van de klassieke
stars staat dat avontuur in de weg.
Zelfdestructie is de inzet van haar spel. De
schrik voor en de idolatrie van Brooks heb-
ben alles te maken met de risico’s die ze
neemt.

Deze positie heeft natuurlijk zijn prijs.
Regelmatig zie je dat Brooks noch de regis-
seur de gaten kunnen vullen die haar spel
onvermijdelijk open laat liggen. Vooral in
kleine overgangsshots is ze slecht (het eer-
ste plan op het huwelijksfeest bijvoorbeeld,
het onderbroken dansen in de eerste act, de

o

houdingen tijdens het proces). Deze over-
gangsbeelden zijn cruciaal in de klassieke
film omdat de minimale nuances erin de
‘mood’ van de scéne en de film dragen. Dat
gaat haar mogelijkheden (haar belangstel-
ling) ver te boven. Er zitten kortom voortdu-
rend ‘springers’ in haar spel, zoals men zegt
van een montage die de continuiteit mis-
kent. Het onderstreept nog eens hoe grillig,
onbeheerst en onvoorspelbaar ze op het
scherm staat. Zo ziet Pabst zijn Lulu dus in
de jaren '20, zonder één spoor van de
schuldbewuste machinaties van de fatale
vrouw. Deze Lulu is herleid tot basiscompo-
nenten, tot de abstracte, elementaire vor-
men waarmee men in Bauhaus experimen-
teerde. In plaats van zwaarwichtige machi-
naties, een luchtige bewegingsmachine.

Brooks creéert met deze plaats uniek
bewegingsmateriaal dat een van haar
belangrijkste bijdragen is in de film. De
abrupte dissonant, de autonome beweging
en uitdrukking, het bewegen zonder beteke-
nis, maar ook het samengaan van vloeien-
de vrije (kunstzinnige) dans en hoekige,
provocerende revuedans. In haar rennen
combineert ze beide. Het resultaat is als de
onmogelijke symbiose van Klimt en
Beckmann. Dat neer te zetten is even roeke-
loos als onzinnig. Er valt niets bij zo'n hybri-
de te winnen, behalve tenenkrullende
slechte smaak. En toch doet ze het, kan ze
het, dankzij de vele blinde vlekken in haar
spel. Natuurlijk met vernietigende veront-
waardiging ontvangen.

De handschoen van het hoofd

Haar kapsel is haar embleem. Een cirkel van
270° waarin een profiel van neus tot mond
geschoven is. Bolle haren en twee vooruit-
stekende haarpuntjes, net iets boven het
midden van haar wang. Twee opwippende,
puntige glijgolfjes die aan het kapsel vering
en snelheid geven. Een kleine tang, klauw-
tjes om te vangen en te bijten. Zo tekende
Gruau zijn modeprenten: snel en feilloos.
Geen repentir. Niets kan teruggenomen
worden.

Haar voorhoofd laat ze niet zien; ze is
koket als een net-niet-meer-meisje.
Volwassen actrices laten hun voorhoofd
juist wel zien, zoals Greta Garbo als Anna
Christie in het portret van Clarence Sinclair
Bull: de handen om de wangen, de vingers
die het haar strak naar achteren trekken.
Een profiel weids als een landschap, een
levenslandschap.

Brooks heeft geen neerdalende waterval
van losgemaakte haren. De daarbij horende
gevoelens van rouw, berouw en wanhoop
(Medea, Magdalena, maar ook Salome en
de Medusa) zijn hier niet meer aan de orde.
Het kapsel is gebald, krachtig, zonder subti-
liteit. Het haar is gitzwart en zit onder een
laag glimmende lak. Het kapsel is als een
kamwiel dat heel precies op zijn plaats zit.
Een kapsel als machineonderdeel, als meet-
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Louise Brooks in Die Biichse der Pandora, 1929, ‘de revue’

Louise Brooks in Die Biichse der Pandora, 1929, ‘rouw en misdaad’

kundige stelling. Een onmiddellijk herken-
baar logo, zoals Chaplin er een heeft of later
Hulot. Zo'n gebalde vorm past blijkbaar bij
het komische. Wat geen enkele aarzeling
kent, geen enkele nuance toelaat is het ste-
reotiepe masker van het komische. Brooks
is (merk je dan ineens) eigenlijk een komi-
sche actrice. Is Die Biichse der Pandora een
aaneenschakeling van komische scénes? Is
dat de lectuur die Brooks/Pabst aan de nieu-
we Lulu willen geven?

Het emblematisch Brooks-kapsel hoort tot
de familie van de kortgeknipte haren van de
flappers van de Jazz Age (Mia Farrow in The
Great Gatsby), van de garconne van Chanel.
Met een zijdelingse blik naar het mannen-
kapsel. Het is in elk geval sportief, zakelijk,
ontdaan van symboliek. Er zijn twee varian-
ten van het korte kapsel voor vrouwen: de
haren kort geknipt, maar onderaan wel
gegolfd, waardoor de brutale ingreep weer
vrouwelijk wordt. Dat is een klassiek kapsel
geworden. Of de haren hoog in de nek
geknipt, waardoor de verwantschap met het
mannenkapsel nadrukkelijk is. Klokhoedjes
van die periode passen in die vormgeving.

Het Brooks-kapsel is noch het een, noch
het ander. De haren zijn tot onder de oren
geknipt en hebben geen enkele verwijzing
naar het mannelijke kapsel (te lang aan de
zijkanten), noch naar het vrouwelijke (geen
gepermanenteerde haren, behalve dan in
de sterk bekritiseerde voorlaatste sequens).
Het is een wereld van verschil, alsof Brooks
noch in de richting van het eigen, noch in
de richting van het andere geslacht kijkt.
Het is een kapsel, louter als spiegel voor
zichzelf. De twee punten ter hoogte van de
wang bevestigen dat. De symmetrie tussen
de linkse en rechtse zijde van het kapsel is
niet het ideaal van het nieuwe kapsel. Het
benadrukken van de linkse of de rechtse
zijde van het hoofd door het kapsel is een
belangrijk element van variatie. Ter bevesti-

ging: het voorlaatste gegolfde kapsel van
Lulu legt de klemtoon links.

Het Brooks-kapsel is niet speels uitda-
gend, ironisch dynamisch, maar eenduidig,
voorspelbaar. Perfect maar steriel. Het ziet
er steeds uit als een pruik, nooit als natuur-
lijke haren. Het is een kapsel zonder dia-
loog, dat als een helm het huppelen van
Brooks tegenspreekt; een kapsel dat je in
een schroefbank vastzet, een uitrusting eer-
der dan een uitnodiging. Het doet er je toch
wat dom uitzien (zie de heldinnen van
Godard: Anna Karina in Vivre sa Vie, Bardot
in Le Mépris, Mireille Darc in Le Weekend).
Deze coupe zegt: nukkig, drenzerig, grillig,
onuitstaanbaar.

Het kapsel van Brooks is eerder een von-
nis: duidelijk en tegelijk verwarrend, aan-
trekkelijk en tegelijk beangstigend. Het kap-
sel van Brooks: een embleem, dus een mas-
ker. Een perfect lege vorm zonder ontwikke-
ling, zonder uitwisseling.

10 ensembles

Achtereenvolgens: een witte ochtendjurk,
een donker ensemble ‘en ville’, een theater-
kostuum voor een revue, een huwelijks-
kleed, een rouwkleed omgevormd tot cock-
tailjurk, een badjas, een kamerkleed, een
soireejurk, een armoedejurk. Samen tien
ensembles.

Een mengeling van rijk en arm, van
artiest en burgerlijk, van middag- en avond-
kleed, van huwelijkskleed en rouwensem-
ble. De rollen zijn divers, maar ook extreem
tegengesteld: de kanteling van witte huwe-
lijkskledij naar rouwkleed is het meest
opvallend, maar bijvoorbeeld ook het tra-
ject van het openingskleed naar het kleed
van de slotscéne is verbazend. De contras-
ten geven een uitvergroot beeld van de peri-
petieén van Lulu, eerder dan dat ze een con-
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Louise Brooks in Die Biichse der Pandora, 1929, ‘het huwelijkskleed’

Louise Brooks in Die Biichse der Pandora, 1929, ‘de lustige weduwe’

tinuiteit van smaak incalculeren, of de
sprongen van de ene positie naar de andere
verzachten. De kostumering van Dietrich
door Banton bijvoorbeeld heeft ondanks
gelijkaardige extreme veranderingen van
het personage steeds eenzelfde toon: het
gaat om hetzelfde personage en vooral om
dezelfde star die zich niet tegen haar gla-
mour in wil laten kleden. Alles moet passen
binnen haar imago. De garderobe van
Brooks doet eerder het omgekeerde: de con-
trasten zo groot maken dat je telkens twij-
felt of het wel over dezelfde Lulu gaat. De
twee laatste scénes van de film zijn daarvan
een sterke illustratie.

De kostuums van Brooks flatteren haar
zelden. Ze heeft weinig aan haar kostuums.
Ze wordt er niet door opgetild, ze wordt er
niet door geinspireerd. Bijna beledigt ze wat
ze draagt. Net zoals ze niet weet welk perso-
nage ze speelt, zo begrijpt ze ook haar gar-
derobe niet. Geen ensemble is haar echt op
het lijf geknipt (met uitzondering van het
theaterkostuum). Dat schokt omdat de star
een heel andere regel volgt: met de eenheid
en continuiteit van kapsel, maquillage en
kledij verdedigt de star zich als icoon. Dit
laatste is inzetbaar voor heel verschillende
personages in diverse films over een lange
periode. De star verschijnt tegelijk herken-
baar en soepel buigzaam. Brooks daarente-
gen is geen icoon maar een embleem. De
perfecte helderheid ervan maakt dat ze niet
meer kneedbaar is, maar breekbaar als
gedroogd plaaster. Brooks is onvermijdelijk
de star van één film.

De eerste jurk waarin ze verschijnt is de eer-
ste zet in het schaakspel van de garderobe.
Alle andere ensembles volgen daaruit. Deze
jurk is wit; mat én glinsterend (de mouw-
tjes); met doorschijnende voiles en in niet
doorschijnende stof. Hij is kort en loopt
schuin af naar achter. Als ze de armen
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omhoog brengt zien we aan de mouwen
slingers voile hangen. Het geheel is efficiént
maar onsamenhangend. Het is veel, zeer
veel, te veel. Dat teveel getuigt van een
gebrek aan ervaring en stijl. Ze is niet van
de wereld, te jong en wat Kkitscherig.
Beschamend naast de perfect geklede Dr
Schon. Misschien is dat het meest verba-
zingwekkende: ze ziet er niet sexy uit in dit
ensemble. Een merkwaardig begin.

De voiles en voiletjes bedekken niet haar
hoofd (zoals later) maar hangen aan haar
armen, aan haar middel. Haar bewegingen
worden uitvergroot en tegelijk vertraagd.
Het worden vlaggetjes als ze loopt, zich op
de schoot van haar bejaarde beschermer
werkt, of kort een dansimprovisatie voor
hem geeft. Het ensemble dat ze binnenshuis
draagt heeft de functie van een ochtend-
kleedje d la maison, maar is tegelijk reeds
een artiestenjurk. Het is alleszins geen
scherpe, expliciet moderne jurk. De vulgai-
re elegantie van de onderhouden vrouw in
het teken van seks. De vinnigheid van het
korte kleed wordt door de voiles afgeremd.
De economie van de korte jurk wordt tegen-
gesproken door de frulletjes, door het sleep-
je achteraan. Die combinatie is verschrikke-
lijk stout en mateloos ergerlijk en intrige-
rend. Het understatement van de moderne
jurk wordt een pijnlijk overstatement. Het is
niet echt een goed begin.

Deze eerste zet is meteen zo complex en
paradoxaal dat je hem niet als exposé kunt
lezen. Je rijdt je alleen maar vast in ondui-
delijkheid. Waar wil men naartoe? In elk
geval meteen dit: Lulu is geen fatale, maar
een onervaren vrouw. Ze gebruikt de ondui-
delijkheid en dus de slechte smaak van haar
kledij met een koddig enthousiasme. Nee
dus, ze bouwt haar verschijning niet op
haar kledij. Meer nog: haar kitscherigheid is
de basis van de erotische prikkel. Kitsch
kleedt haar uit.
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Louise Brooks in Die Biichse der Pandora, 1929, ‘de badjas’

Louise Brooks in Die Biichse der Pandora, 1929, ‘het soirée-kleed in het bordeel’

In het vierde ensemble, de huwelijksjurk,
wordt de winst van de openingsjurk met
aplomb binnengehaald. De jurk dus: kort,
schuin naar achter aflopend, in glanzend
wit satijn, een voile over het hoofd, bont,
een ‘voile-sleepje’ achteraan. De focus ligt
bij de conventie: een huwelijk schrijft een
kader voor waarbinnen je keuzes kunt
maken. Wat doet Lulu met deze conventie?
Als ze opkomt tussen de gasten van de
receptie, vloekt haar jurk (de lengte!) met de
lang gedrapeerde, beheerste kledij van de
omgeving. Een valse noot van jewelste. Ze
zet —zonder enige agressiviteit of rancune —
het milieu een neus.

De voile over haar hoofd suggereert een
reserve die ze snel afgooit als ze hem als
sjaal gebruikt. En zo gaat het de hele
sequens door: ontkleden als desacraliseren.
Maar het schokkendste moment blijft haar
eerste verschijning op de receptie. Niet
alleen kitscherig, maar beschamend
—Brooks/Lulu als een monster van stijlloos-
heid (de hele film daagt het stijlgevoel van
de klassieke film uit). Voor de kijker is het
génant. Niet de beste manier om door
Brooks gefascineerd te blijven. De verwar-
ring verdiept. Natuurlijk eindigt de scéne in
een prachtige laatste variatie op het huwe-
lijkskleed, met de kraag die over de schou-
der afhangt. Dat onmogelijke traject van
afstotend naar overweldigend mooi (maar
dan toch het kostuum van de moord) is de
spanning van de film, van Lulu en van
Brooks. Geen medelijden met de toeschou-
wer. Gegeseld moet hij worden. De mooie
close-ups moeten verdiend worden.

Tegenover het huwelijkskleed — tegelijk het
kleed van de moord — een gitzwart rouw-
kleed in glimmend satijn. Een kuise zwarte
voile over het hoofd, aangebracht bovenop
een hoedje dat in de volgende scéne een
modieus klokhoedje blijkt. Eerst dus een

voile van vrouwelijke reserve, met de rand
van het klokhoedje bijna een kuise klooster-
zuster. Maar als ze haar voile over het gelaat
laat zakken en die bij het neerzitten dan
weer lyrisch verleidelijk omhoog laat waai-
en, weten we weer waar Lulu zit. In de korte
zwarte, nauwsluitende rok, naar achter
schuin aflopend met een voile die ver over
de rug hangt. De tint is niet meer wit, maar
de vorm is gebleven. Onder het kuise zie je
een lustige weduwe die straks bezit neemt
van luxe.

Dit gebeurt na een belangrijke transfor-
matie van het boetekleed: geen voiles meer,
het kapje is nu een modern klokhoedje dat
ze meteen afneemt. Met een draai van het
hoofd schudt ze haar kapsel in de juiste
vorm. De jurk zelf — nu een cocktailkleed —
is gebleven, maar in een tegenovergestelde
context. De reserve slaat om in een juichend
tollen doorheen het appartement van haar
overleden echtgenoot. Tussen het eerste en
het tweede zit een messcherpe snede, zon-
der nuance en overgang tegen elkaar
geplakt. Het boetekleed werd tot bloedens
toe weggeschraapt. Haar triomf wordt door
een verbijsterend huppelen en lopen zicht-
baar gemaakt en dat na een sequens waar-
in alles reserve, zucht en klacht leek.

Backstage, back. Sequens drie, het theater-
kostuum, de opgooi die ons naar het cock-
tailkleed brengt. Een glitterkostuum. Een
theaterscéne. Maar we blijven in de coulis-
sen, schuiven naar de artiestenloge. Dr
Schon zit glorieus in zijn geraceerd man-
nenpak —niet meer stappend, maar glijdend
over de planken. Het is de rug van Brooks
die acteert. De kledij maakt het niet alleen
mogelijk maar ook onvermijdelijk. Het kos-
tuum tekent de rug af: een verticale band
langs de ruggengraat, ter hoogte van de
schouderbladen een splitsing links en
rechts. Drie fragmenten van eenzelfde rug.
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Louise Brooks in Die Biichse der Pandora, 1929, ‘de kamerjas in het treincoupé’

Louise Brooks in Die Biichse der Pandora, 1929, ‘het arme meisje en haar liefdesjurk’

Kindertekening, macaber geraamte, aflij-
ning, keurslijf, teugels. Seksualiteit ver-
vlucht, erotiek bezet het hele terrein.
Stuwing geleid door structuur, lust
geklemd, geharnast in een even minimale
als snijdende vorm. De dunne band glin-
stert, licht de huid op, maakt ze tastbaar, tot
je ze kunt ruiken. Voor wie zijn de teugels?
Voor de lust. Voor wie zijn de teugels? Voor
de macht. Voor wie zijn de teugels? Voor de
lustende man. Wie heeft de teugels? De
vrouw. Vaak wordt over Lulu geschreven
dat mannen haar gebruiken en breken. Dit
kostuum maakt brandhout van iedere sen-
timentele interpretatie.

Badjas, badkamer. Tegenover de naakte,
gesigneerde rug in het revuetheater voor de
vader, het ingepakte, naakte lichaam in de
badkamer voor de zoon. Over de regie gaat
een mooi verhaal. Pabst: Louise, je hebt
niets onder de badjas aan en je tegenspeler
weet dat. Eén ruk aan je gordel en — hij weet
— je bent naakt. Brooks zindert ondeugend
in deze scéne. Wollig ingepakt, is ze warm
en aanraakbaar. Andere erotiek, andere
seksualiteit. Geen teugels, geen gesigneerd
maar een vol lichaam. Gezuiverd van
huwelijks- en boetekleed, van conventies.
Nu gaat het tussen bad en bed.

De film eindigt in een stilistische en inhou-
delijke terugval. Melodramatisch miserabi-
lisme waarin de stille film zijn thuis had.
Licht, schaduw, smog, expressionistische
contrasten en controle. Een door Pabst met
opzet besmeurde en groezelig gemaakte
bloes. Hoge hals, een strikje. De standaard-
kledij van de ongelukkige jonge vrouw aan
het eind van haar verhaal van neergang.
Gebogen hoofd, een hoofddoek die schaam-
te draagt, slepende stappen. Alles is impas-
se. Er is geen nooduitgang meer. Brooks
speelt het als een exotische situatie, wach-

o

tend om de film met glanzend kapsel, opge-
ruimde bewegingen, huppelend en begees-
terd weer geur te geven. Je tobt: wat doet de
film hier? Is het een laatste truc om de toe-
schouwer uit zijn hengsels te lichten? Pabst
schuift je immers van moderne film naar
Victoriaanse schema’s, van dissonante
muziek naar griffithiaans lamento, van
vitaal cynisme naar roerende sentimentali-
teit. De close-up op het mes en de hand van
de stervende Brooks op de schoot van de
man laat zien dat Hitchcock al in de coulis-
sen klaarstaat.

Coda

Het project-Brooks is een reconstructie ach-
teraf van een onwaarschijnlijk, noodzake-
lijk verwarrend experiment. Een uniek en in
dat opzicht mislukt experiment.

De brutale schokken tussen de verschil-
lende kostuums maken duidelijk hoe bru-
taal Pabst met Brooks heeft geredeneerd.
Hoe hij een film heeft gemaakt waarin een
lichaam, een Kklein talent en een vurige
overmoed de grenzen van de film verlegt. De
film is even waanzinnig exuberant als ran-
zig. De speelfilms van de Warhol Factory
zijn nooit veraf. Onder het aplomb en de
energie van Brooks, schuilt ieder ogenblik
de sloomheid van de onverschilligheid,
onder het huppelen verschanst zich de
geeuw. Lulu fascineert omdat Brooks zo
weinig geinteresseerd is.

Met dank aan de Erasmus Hogeschool, Brussel,
departement Rits

afbeeldingen: Louise Brooks in Die Brichse
der Pandora, 1929 (regie: Georg Wilhelm Pabst)
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Bij de Max Beckmanntentoonstelling in Amsterdam

Max Beckmann

Zelfportret in zwart, 1944

GREGOR LANGFELD

In een brief van 11 februari 1938 aan de
New Yorkse kunsthandelaar Curt Valentin
brengt Max Beckmann treffend de intenties
van zijn oeuvre onder woorden. Hij heeft
het over de triptiek Het vertrek (1932-
1935): “[...] De bedrieglijke schijn van het
leven achterlaten; zoeken naar het wezen-
lijke van de dingen achter de verschijn-
selen. Dat geldt uiteindelijk voor al mijn
schilderijen. Je kan dus enkel besluiten dat
Het vertrek geen tendensstuk is en dat het op
alle tijden kan worden toegepast.”1

Beckmann deed vaker dit soort uitspra-
ken, en ze zijn onmisbaar voor een goed
begrip van zijn werk. Ze tonen aan dat hij de
concrete werkelijkheid niet wilde uitbeel-
den, maar transcenderen. Met een figura-
tieve beeldtaal die zijn elementen ontleent
aan de contemporaine omgeving worden
beelden geconstrueerd die een universele
boodschap uitdragen.

Wat het citaat ook illustreert, is dat
Beckmann geen politiek commentaar
beoogt. Op dat vlak onderscheidt hij zich
van geéngageerde kunstenaars zoals
George Grosz. In een brief aan zijn vriend
en schrijver Stephan Lackner concludeerde
Beckmann: “De politiek is van ondergeschikt
belang, de verschijningsvormen ervan ver-
anderen voortdurend, afthankelijk van de
behoeftes van de massa’s [...].”2 Politiek
kwam voor Beckmann nooit op de eerste
plaats. Zoals blijkt uit een brief aan Kithe
von Porada moest hij ook weinig hebben van
de protesttentoonstellingen die tegen het
nationaal-socialisme werden georganiseerd,
overigens niet alleen omdat het politieke
karakter ervan hem stoorde, maar ook
omdat hij vreesde dat het lage niveau van de
deelnemers zijn reputatie kon schaden.3

Bovenstaande elementen uit het oog ver-
liezen, kan tot misverstanden leiden. Dat
illustreert een recente tentoonstelling over
Beckmanns ‘Nederlandse ballingschap’ in
Amsterdam.4 De tentoonstelling presen-
teert Beckmann als een ‘goede Duitser’ die
zich afkeerde van het nationaal-socialisme.
Zo wordt de stilistische ontwikkeling van
Beckmann geinterpreteerd als een verbor-
gen kritiek op het nationaal-socialisme:
door te kiezen voor een “indirecte beeld-
taal” zou Beckmann zich hebben gedistan-
tieerd van de directe, propagandistische
kunst van de nazi’s.5 De Nederlandse cata-
logus suggereert ook meermaals dat
Beckmann zijn emigratie, alsook de Tweede
Wereldoorlog en de vervolging van de joden
heeft gethematiseerd. Dat heeft hij noch-
tans maar heel sporadisch gedaan, vooral
in Hel van de vogels (1939). Typerend
genoeg gaan bijna alle auteurs uitvoerig in
op dit werk, terwijl het in de Amsterdamse
tentoonstelling niet eens te zien was.

Over Beckmanns reeks van 143 prenten bij
de Faust van Goethe meldt de Nederlandse

catalogus enkel dat ze bol staan van referen-
ties aan het oorlogsgeweld: Duitse soldaten
in uniformen, brandende huizen, (mytholo-
gische) sirenes die veranderen in vliegtui-
gen, landschappen die wemelen van david-
sterren... Terwijl het om relatief trouwe
illustraties van Goethes tekst gaat, worden
ze simpelweg tot de Tweede Wereldoorlog
herleid — het hoofdstuk Werkomstandigheden
in Amsterdam voert ze zelfs op als een illus-
tratie van Beckmanns leven.

In Les Artistes met groente (1943) is onder
meer het raamwerk van een venster, spiegel
of schilderij te zien waarop een rode gloed
ligt. Die gloed verwijst volgens de catalogus
naar de ‘wereldbrand’. Het “tralievenster of
net” uit Les Artistes... wil ons zogezegd duide-
lijk maken dat de figuren in de val zitten.6 Het
muziekinstrument in Zelfportret met hoorn
(1938) zou Beckmann niet bespelen, maar
gebruiken om “verre geluiden uit Duitsland
op te vangen”.7 Tegelijk zou Beckmann met
dat motief de verwantschap tussen de kun-
sten thematiseren: zo krijgt de lezer wel vaker
een incoherente mengelmoes van de meest
diverse interpretaties voorgeschoteld.

De complexe symboliek van de geheim-
zinnige fantasiewezens in Wegvoeren van de
sfinxen (1945) wordt zonder verdere uitleg
in verband gebracht met de deportatie van
de joden én de precaire situatie van de kun-
stenaar.8 De pijl en het woordje “sortie” in
het raam van Restaurant Prunier, Paris
(1944) zouden niet alleen staan voor de uit-
gang van het restaurant, maar ook voor de
“unitweg uit de oorlog”.9 In één adem wordt
beweerd dat Beckmann aan de realiteit van
de oorlog trachtte te ontsnappen door plek-
ken te schilderen waar hij destijds veel van
gehouden had, om zich met die werken te
kunnen omringen. De koning (1933/1937),
een soort zelfportret, verwijst naar de “pre-
caire situatie” van de kunstenaar in bal-
lingschap.10 Elders wordt het “veelzeg-
gend” genoemd dat de kunstenaar aan het
begin van zijn “innerlijke ballingschap”
opteerde voor de vorm van de triptiek (hij
begon aan Het vertrek in 1932). Volgens de
Nederlandse catalogus begint de “innerlijke
ballingschap” van Beckmann dus al in de
periode voor de machtsovername van de
nationaal-socialisten, en maar liefst vijf
jaar voor Beckmanns emigratie in 1937.

Opvallend zijn de terminologische verschil-
len wanneer Beckmanns emigratie ter spra-
ke komt. In de Duitse catalogus gebruiken
auteurs als Christian Lenz en Carla Schulz-
Hoffmann meestal de term “emigratie”.
Beatrice von Bormanns daarentegen spreekt
—vooral in de Nederlandse catalogus — steeds
over (“innerlijke”) ballingschap. Nochtans is
er een duidelijk verschil. Emigratie is een
algemene term, terwijl ballingschap in het
bijzonder betrekking heeft op een onvrijwil-
lig vertrek uit het land van herkomst, zonder
de mogelijkheid om terug te kunnen keren.

Het is allerminst evident om te veronder-
stellen dat Beckmann zich bewust zou heb-
ben afgekeerd van het nieuwe regime en
voor een innerlijke ballingschap zou heb-
ben gekozen. Beckmann telde invloedrijke
beschermheren onder de nationaal-socia-
listen. Bovendien kon hij hopen op de steun
van heel wat museumdirecteuren die de
nationaal-socialisten probeerden te over-
tuigen van het belang van de expressionis-
tische kunst. Carla Schulz-Hoffmann citeert
een brief uit 1930 waarin Beckmann de
galerichouder Gilinther Franke vraagt om
de nazi’'s uit te leggen dat hij een echte
Duitse schilder is. Dat zou hem immers nog
van pas kunnen komen. In 1934 vraagt
Beckmann aan Franke om ophef te vermij-
den en geen tentoonstellingen van zijn
werk te organiseren, maar enkel zeer dis-
creet en zuinig werk te exposeren.
Beckmann hield zich liever gedeisd, om zich
geleidelijk aan te passen aan de nieuwe
omstandigheden. Om Duitsland te verlaten
zag hij vooralsnog niet de minste reden: hij
was immers een schilder en schilderkunst
had niets met politiek te maken, of nu de
nazi's of de communisten aan de macht
waren.ll En waarom zou er geen modus
vivendi kunnen worden gevonden met het
nieuwe regime? De meeste Duitsers hadden
op dat moment nog geen idee van wat er te
gebeuren stond.

Tot aan de Entartete Kunst-tentoonstelling
in Miinchen (1937) is Beckmanns positie in
Duitsland niet eenduidig. In 1933 was hij
weliswaar ontslagen door de Stéddelschule
in Frankfurt — naast zoveel andere kunste-
naars —en bovendien exposeerde hij minder
vaak, maar hij bleef wel schilderen en werk
verkopen, en zijn schilderijen waren nog
steeds te zien in belangrijke musea en gale-
ries.

De tentoonstelling van 1937 hield echter
een duidelijk signaal in voor de cultuurpoli-
tieke toekomst van het nationaal-socialis-
tische Duitsland. Beckmann besefte, met de
recente aanvallen op de moderne kunst in
het achterhoofd, dat hem een moeilijke tijd
wachtte en reisde naar Nederland, waar de
familie van zijn vrouw Mathilde (Quappi)
verbleef. Zijn plan was echter om naar Parijs
door te reizen en daar zijn carriére voort te
zetten — Beckmann had Parijs immers meer-
maals bezocht en er enkele successen
geboekt. Maar het uitbreken van de oorlog
verraste hem en dus werd hij gedwongen
om tot 1947 in Amsterdam te blijven.

Beatrice von Bormann beweert dat
Nederlandse museumdirecteuren zoals
Willem Sandberg (Stedelijk Museum
Amsterdam) na de oorlog voornamelijk
belangstelling hadden voor abstracte
kunst12 — een opvatting die inmiddels is
weerlegd.13 Ook haar bewering (in de
Duitse catalogus) dat Beckmanns werk voor
Sandberg “te Duits” was klopt niet.14
Integendeel, Sandberg was een van diege-
nen die vlak na de oorlog naar Duitsland
trokken om contacten te leggen met colle-
ga’s en zich in te zetten voor de democrati-
sering van het land. In 1948 kocht hij zijn
eerste schilderij van Ernst Ludwig Kirchner.
Tot aan het einde van zijn directoraat, begin
van de jaren '60, legde hij zich toe op de
vorming van ensembles rond de kunste-
naarsgroepen Die Briicke en Der Blaue
Reiter. Daarnaast vormde het Duitse expres-
sionisme ook in andere Nederlandse musea
een zwaartepunt in de collectievorming.
Bormanns uitspraak dat Beckmann in
Nederland geen erkenning vond vanwege
de afkeer die er heerste tegen alles wat Duits
was, strookt dus niet met de werkelijkheid.

De meeste belangrijke Nederlandse
moderne kunstmusea verwierven één schil-
derij van Beckmann (afgezien van grafisch
werk en bruiklenen). Aard en aantal van de
aankopen zijn binnen het toenmalige verza-
melbeleid begrijpelijk.15 Bovendien was
Beckmann internationaal nog niet zo geca-
noniseerd als vandaag. De overzichts-
tentoonstellingen van Beckmann in
Amsterdam (1951/52) en Den Haag (1956)
— in de Nederlandse catalogus worden ze
vreemd genoeg niet genoemd — demonstre-
ren echter dat Beckmann in Nederland vrij
vroeg erkenning genoot. De Nederlandse
musea behoorden na de Zwitserse en de
Amerikaanse tot de eerste instellingen bui-
ten Duitsland die omvangrijke eenmansten-
toonstellingen organiseerden.

Wie de eerste was, is echter niet het enige
wat er toe doet. Van belang zijn ook de
motieven voor de waardering van
Beckmanns kunst. Waarom had een
modernist als Paul Citroen, die met
Herwarth Walden had samengewerkt en
zijn opleiding aan het Bauhaus had gekre-
gen, zoveel problemen met Beckmann?
Terwijl Citroen belangrijke schilderijen
bezat van Duitse expressionisten en futuris-
ten (Campendonk, Jawlensky, Kandinsky,
Klee) en er ook in handelde, was hij een felle
tegenstander van Beckmanns werk. Dat
blijkt ook uit zijn late en niet-gepubliceerde
traktaat Der Anti-Beckmann (1959). Citroen
vond het werk van Beckmann gewelddadig,
luidruchtig en theatraal. Hij noemde hem
de Wagner van de schilderkunst en asso-
cieerde hem nadrukkelijk met het natio-
naal-socialisme.16 Ook andere kunstcritici
hadden bedenkingen bij Beckmanns werk.
Naar aanleiding van de Beckmann-
tentoonstelling in Den Haag (1956) vroe-
gen sommigen zich af of zijn werk niet de
uitdrukking vormde van het geweld waar-
voor de kunstenaar zelf gevlucht was. (Hun
antwoord was meestal wel negatief.)

De opvatting dat de door de nationaal-
socialisten als ‘ontaard’ gebrandmerkte
kunst principieel antifascistisch zou zijn,

o

berust op moraliserende clichés die ontston-
den in de nieuwe politieke situatie na de
Tweede Wereldoorlog. Vooral het expressio-
nisme werd toen plotseling een toonbeeld
van democratie, vrijheid en individualiteit.
Vandaag de dag is het de taak van de kunst-
historicus om de genese van de stereotypen
te reconstrueren die tot de canonisering van
moderne Duitse kunst hebben geleid.

Noten

1 Klaus Gallwitz et al. (red.), Max Beckmann.
Briefe. Band II1: 1937-1950, Miinchen/Ziirich,
Piper, 1996, brief nr. 675, p. 29.

2 Ibid., brief nr. 674 (29 januari 1938), p. 28.

Ibid., brief nr. 667 (30 september 1937),

pp. 22-23.

4 Bij de Amsterdamse tentoonstelling verscheen

een catalogus met tekst van Beatrice von

Bormann; bij de Miinchense tentoonstelling

hoort een omvangrijke catalogus met artikelen

van Carla Schulz-Hoffmann, Christian Lenz en

Beatrice von Bormann. De catalogi zijn tevens

verkrijgbaar in het Engels.

Beatrice von Bormann: Max Beckmann in

Amsterdam, 1937-1947, tentoonstellingscatalo-

gus Amsterdam, Van Gogh Museum, 2007, p. 23.

Ibid., pp. 39-40.

Ibid., p. 46.

Het schilderij Wegvoeren van de sfinxen is moge-

lijk geinspireerd door de sfinxen in het

Amsterdamse Wertheimpark. Maar toont het

niet vooral een plek aan de zee die een antieke

of mythische era oproept?
9 Von Bormann, op. cit. (noot 5), p. 66.

10 Ibid., pp. 25-26.

11 Christian Lenz in de Duitse catalogus, Max
Beckmann — Exil in Amsterdam, tentoonstel-
lingscatalogus Amsterdam/Miinchen, Van
Gogh Museum/Pinakothek der Moderne,
2007/2008, p. 97, noot 15.

12 Beatrice von Bormann, op. cit. (noot 5), p. 37.

13 Zie Gregor Langfeld, Duitse kunst in Nederland.
Verzamelen, tentoonstellen, kritieken. 1919-
1964, Zwolle/Den Haag, Waanders
Uitgevers/Gemeentemuseum Den Haag, 2004;
Caroline Roodenburg-Schadd: Expressie en
ordening. Het verzamelbeleid van Willem Sandberg
voor het Stedelijk Museum 1945-1962,
Rotterdam, NAi uitgevers, 2004.

14 Als bron wordt mijn onderzoek naar de recep-
tie en vooral verzamelgeschiedenis van Duitse
kunst in Nederland genoemd (zie noot 13). Tot
deze conclusie kom ik echter niet. Beatrice von
Bormann, Ein Jahrzehnt im ‘Plittbrettland’. Max
Beckmann im niederldindischen Exil, in de Duitse
catalogus, op. cit. (noot 11), p. 120.

15 Ook dienen de beperkte aankoopbudgetten in
ogenschouw genomen te worden. Zie voor het
toenmalige Nederlandse verzamelbeleid:
Langfeld, op cit. (noot 13).

16 Gregor Langfeld, op. cit. (noot 13), pp. 186-187.
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De tentoonstelling Max Beckmann in
Amsterdam, 1937-1947 liep van 6 april tot
19 augustus 2007 in het Van Gogh Museum
(Amsterdam). Van 13 september 2007 tot 6
januari 2008 loopt ze onder de titel Max
Beckmann — Exil in Amsterdam in de
Pinakothek der Moderne, Miinchen.
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FONDS VOOR
BEELDENDE KUNSTEN Het Fonds BKVB beschikt over een aantal woon/werk-
VORMGEVING ruimtes in het buitenland en biedt daarnaast in samen-

EN BOUWKUNST werking met Trans Artists elke aanvraagperiode een-
malig een aantal unieke residencies aan. Met een verblijf
in één van deze ateliers worden beeldend kunstenaars,
vormgevers, architecten of beschouwers in de gelegen-
heid gesteld om in een andere omgeving en cultuur hun
werk te verdiepen of daarop te reflecteren. Een verblijf
schept tevens mogelijkheden om internationale contac-
ten op te doen en een nieuwe markt te ontwikkelen. De
ateliers bevinden zich in internationale studiocomplexen,

vaak gekoppeld aan een tentoonstellingsruimte.

De beurs die het Fonds BKVB voor elk van de ateliers
ter beschikking stelt, is bedoeld voor reis-, verblijf- en
materiaalkosten. De huur van het atelier en/of woon-
ruimte wordt rechtstreeks door het Fonds BKVB betaald.

15 OKTOBER 2007
DEADLINE
BUITENLAND
ATELIERS

Wie in aanmerking wil komen voor een verblijf in een
van deze ateliers kan bij het Fonds BKVB een aanvraag-
formulier opvragen. Aanvraagformulieren dienen

voor 15 oktober 2007 bij het Fonds BKVB binnen te zijn.

Zie de voorwaarden op het aanvraagformulier voor aan-
vragers die niet de Nederlandse nationaliteit bezitten.

Voor meer informatie en aanvraagformulieren:
Fonds BKVB, tel 020 5231523
post@fondsbkvb.nl, www.fondsbkvb.nl

VASTE ATELIERS
FONDS BKVB

VOOR BEELDEND
KUNSTENAARS

Berlijn - Kiinstlerhaus Bethanien
1 april 2008 — 1 april 2009

atelier in studiocomplex + aparte
woonruimte in Berlijn Mitte
www.bethanien.de

IASPIS - Stockholm

1 juli = 1 november 2008

1 november 2008 — 1 maart 2009
atelier + appartement in kunste-
naarshotel midden in Stockholm
www.iaspis.com

VOOR VORMGEVERS

Pasadena - Californié,

Art College of Design

1 mei 2008 — 1 mei 2009
werkruimte op de campus en
appartement in Chinatown
www.artcenter.edu

VOOR BEELDEND
KUNSTENAARS, VORM-
GEVERS, ARCHITECTEN
OF CRITICI

Berlijn - Projectstudio

3 periodes van 4 maanden,
1 april 2008 — 1 april 2009
studio bij Jannowitzbricke +
aparte woonruimte in Mitte

Parijs - Atelier Holsboer
institutnéerlandais

1 april 2008 — 1 april 2009

(of half jaar:

1 april — 1 oktober 2008 /

1 oktober 2008 — 1 april 2009)
woon- + werkruimte in studio-
complex
www.institutneerlandais.com

Canada - Banff, Centre for the
Arts, Leighton Studio’s

5 april - 31 mei 2008
vrijstaande studio in multi-
disciplinair kunstenaarscentrum
in de Rocky Mountains
www.banffcentre.ca/programs

ATELIERS

EENMALIGE MOGELIJKHEID
VOOR ARTISTS-IN-RESIDENCE
WERKPLEKKEN

Litouwen

1 maart — 1 juni 2008

woon- + werkruimte bij Contem-
porary Art Centre in Vilnius voor
interdisciplinaire kunstenaars
die zich bewegen op het snijvlak
van vormgeving, architectuur en
beeldende kunst. De voorkeur
gaat uit naar mensen tussen de
25 en 35 jaar

www.cac.lt

Albanié

1 april — 1 juni 2008

woon- + werkruimte bij het Tirana
Institute of Contemporary Art voor
beeldend kunstenaars
www.tica-albania.org

Zuid Korea

1 april — 1 juli 2008

woon- + werkruimte bij Ssamzie
Space in downtown Seoul voor
beeldend kunstenaars die al
enkele jaren werkzaam zijn,
maar ook toegankelijk voor ont-
werpers, architecten en critici
WWww.ssamziespace.com

Zuid Afrika

3 juli — 18 september 2008
woon- + werkruimte bij de
Bag Factory Artists” Studios in
downtown Johannesburg voor
beeldend kunstenaars
www.bagfactoryart.org.za

Jordanié

1 september — 1 december 2008
woon- + werkruimte bij Makan
House in Amman voor beeldend
kunstenaars tot 36 jaar
www.makanhouse.net
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. erkenningen, de grote instellingen en de projectmiddelen later hedendaagse schilderkunst, om uiteindelijk bij Galerie
Nleuws beschikt het Kunstendecreet in 2008 over een totaal budget ~ Annie Gentils in Antwerpen te belanden. Hij zet de artistie-

Wolkenkrabberweekend. Van donderdag 20 tot en met
zaterdag 22 september loopt in Rotterdam het eerste
Wolkenkrabberweekend met een gevarieerd programma
van entertainment, sport, kunst en cultuur. Het moet een
stadsfeest worden waarin de wolkenkrabbers en de skyline
van Rotterdam centraal staan. Het inhoudelijk luik draait
rond de studie van de Nederlandse Stichting Hoogbouw van
het hoogbouwbeleid in Nederlandse steden en gemeenten.
Op een symposium dat doorgaat op vrijdag 21 september in
de panoramazaal van Hotel Golden Tulip worden de resulta-
ten van de studie gepresenteerd, gevolgd door een debat.
Het symposium richt zich tot stedenbouwkundigen, archi-
tecten, projectontwikkelaars, politici en studenten. Voor het
grote publiek stellen diezelfde avond een aantal architecten
hun hoogbouwproject in Rotterdam voor. Met het weekend
openen ook twee tentoonstellingen in het City Informatie-
centrum Rotterdam. De ene toont skylinefoto’s genomen op
verschillende plekken in de stad, de andere tentoonstelling
bestaat uit maquettes van actuele hoogbouwprojecten in
Rotterdam. Tot slot is er de presentatie van het zevende deel
in de Slanke Stad reeks dat onder de titel Rotterdam
Wolkenkrabberstad! de nieuwste ontwikkelingen van de wol-
kenkrabbers en de skyline van Rotterdam belicht. De publi-
catie besteedt uitgebreid aandacht aan het wonen op grote
hoogte dat zich de afgelopen jaren sterk heeft ontwikkeld in
Rotterdam. Meer info op www.wolkenkrabberweekend.nl.

Videoscherm voor hedendaagse kunst op Amsterdamse
Zuidplein. Op 28 september opent aan de Amsterdamse
Zuidas het Contemporary Art Screen (CASZuidas). Een digi-
taal LED-scherm van 4,4 op 7,9 meter wordt geinstalleerd
bij de noordentree van NS-Station Zuid/WTC aan het
Zuidplein. De kunstprogrammering beslaat minimaal 80%
van de zendtijd, zo'n 15 uur per dag, en wordt verzorgd
door curator Jan Schuijren. Videowerk van internationaal
gerenommeerde kunstenaars zoals Michel Francois (Bel),
Victor Alimpiev (Rus), Salla Tykka (Swe), Roy Villevoye
(Ned) en het Britse duo John Wood & Paul Harrison zal hier-
mee in de publieke ruimte te zien zijn. Tegelijkertijd zal het
dagelijkse programma ruimte bieden aan talenten van
(inter)nationale academies. De installatie van het video-
scherm is een initiatief van het Virtueel Museum Zuidas
(VMZ), dat de taak heeft gekregen de openbare ruimte van
het prestigieuze stedenbouwkundig gebied te voorzien van
kunst. VMZ vond voor het initiatief een partner in de
Stichting Kunst en Openbare Ruimte (SKOR). Voor het
scherm kunnen opdrachten verstrekt worden aan kunste-
naars, maar het kan ook andere kunst- en cultuurevene-
menten ondersteunen, zoals het Holland Festival en The
One Minute Video's, een initiatief van het Sandberg
Instituut. Buiten de kunstprogrammering is er op het
scherm plaats voor culturele informatie (aankondigingen
van tentoonstellingen en voorstellingen) en reclameberich-
ten. De commerciéle invulling wordt verzorgd door een
derde partner, Faircom. Info bij Shout! Partners in Cultuur,
Annette Schautt, Watertorenplein 2-B, 1051 PA
Amsterdam (020/684.76.9 6; aschautt@bureau-shout.nl).
Website VMS en SKOR: www.virtueel-museum.nl en
www.skor.nl.

Vlaams Minister voor Cultuur Anciaux maakt tweeja-
rige erkenningen binnen het kunstendecreet bekend.
Met het bekendmaken van de tweejarige erkenningen voor
2008-2009 is het kunstendecreet definitief op kruissnelheid,
zo heet het. In 2008 en 2009 is voor deze structurele subsi-
dies een budget voorzien van 25.112.500 € dat verdeeld
wordt over 115 organisaties. Samen met de vierjarige

van 128.664.887 €. De beslissing voor de tweejarige sub-
sidies betracht een beter evenwicht tussen de diverse deel-
sectoren. Concreet betekent dit een verdere stijging in mid-
delen voor de werkplaatsen (+ 12%), architectuur en vorm-
geving (+ 15%), de audiovisuele kunsten (+ 16 %) en voor-
al dans (+ 88%). De subsidies naar de velden theater
(9.565.000 €) en beeldende kunst (5.038.500 €) dalen
licht. Opmerkelijk zijn de lagere toelagen binnen de kun-
stencentra voor Extra City en Wiels. Ondanks het positieve
advies verlaagde de minister de subsidies voor Extra City
met de verwachting dat het kunstencentrum structureel
zal samenwerken met AIR Antwerpen als oplossing voor
het probleem van de kunstenaarsresidenties. Wiels kreeg
een positief advies van de beoordelingscommissie, maar de
minister hield rekening met het negatieve zakelijke advies
uitgebracht door zijn administratie. Hij wenst bovendien
dat Wiels en andere in Brussel gesubsidieerde organisaties
(Etablissement d’en face projects, Flagey, de Beurs...) meer
op elkaar inspelen om de Vlaamse visibiliteit te verhogen.
Voorts vindt de minister dat hedendaagse beeldende kunst
zich bij uitstek leent tot een confrontatie in de publieke
ruimte. De initiatieven ‘extra muros’ spreken een groot
publiek aan en zorgen vaak voor een eerste confrontatie
met en participatie aan beeldende kunstmanifestaties.
Daarom werd beslist om zowel de Triénnale Hasselt,
Beaufort aan de kust als de nog op te starten Vlaamse
Biénnale Brussel vanaf 2008 te subsidiéren. Gezien het
prille karakter van de Biénnale Brussel zal dit voor de
komende jaren gebeuren buiten het kunstendecreet. Bij de
publicaties ontvangt nieuwkomer <H>ART 50.000 €,
OKYV, Gagarin en Rekto:verso mogen rekenen op 25.500 €
en de aanvraag van Janus werd zowel door de beoordelings-
commissie als door de administratie afgewezen. Meer
details op de website van het Agentschap Kunsten en
Erfgoed www.vlaanderen.be/kunsten.

Amsterdam Underground Festival — Wat leeft er onder
ons? Van donderdag 27 tot zondag 30 september 2007
opent het Amsterdam Underground Festival vier onder-
grondse locaties, voor het eerst én eenmalig, die als inspira-
tie en decor dienen voor film- en theatermakers, schrijvers,
kunstenaars en muzikanten. De locaties zijn: Caisson 1, de
startschacht van de boor van de Noord/Zuidlijn; Brugkelder
485, een immense brugkelder bij de Oosterdoksdoorgang
aan het IJ; Oog van het IJ (Oosterdokskade); Onder het IJ
(Dijksgracht 1), de geheime tunnel. Meer info op www.wat
leefteronderons.nl, www.amsterdamundergroundfestival.nl
en www.myspace.com/amsterdamundergroundfest.

Marlene Dumas wint Kunstpreis 2007 van Diisseldoxf.
Marlene Dumas is winnaar van de Kunstpreis 2007 van de
stad Diisseldorf. De prijs ter waarde van 55.000 € werd in
2006 voor het eerst uitgereikt aan Bruce Nauman.
Diisseldorf wil er als kunstmetropool uitzonderlijke per-
soonlijkheden uit de kunstwereld mee bekronen, kunste-
naars waarvan het werk richtinggevend is voor de ontwik-
keling van de hedendaagse kunst. Over Dumas stelt de jury
dat ze zich met haar thema's binnen een politiek geconno-
teerd kader beweegt en de schilderkunst vastberaden een
stap verder brengt. Meer info op www.duesseldorf.de.

Base-Alpha Gallery. Sinds 15 september is Antwerpen
een galerie rijker. Base-Alpha Gallery opende haar deuren
in Borgerhout. Naast initiatieven als Zeno X Storage, S&S
Galerie, de Roma en tal van kunstenaarsateliers bevestigt
ze daarmee de culturele heropleving van de buurt.
Initiatiefnemers zijn Bart Vanderbiesen en Geoffrey de Beer.
Vanderbiesen begon ooit als restaurateur van klassieke en

ke krijtlijnen uit van de nieuwe galerie. Base-Alpha wil zich
als promotiegalerie voornamelijk richten op jong talent.
Kunstenaars die aan het begin staan van hun artistieke
carriere kunnen rekenen op een gedegen begeleiding en
ondersteuning. Refererend aan de ‘Moonbase Alpha’ uit de
Britse serie Space:1999 (1975) wil Base-Alpha een kunstsa-
telliet zijn waar creativiteit en experiment centraal staan.
De expositieruimte is opgedeeld in een strakke voorruimte,
een ruwer achterhuis en een kleine kelderruimte die dienst-
doet als project(ion)-deck, een ruimte waar audiovisueel
werk kan worden getoond. De eerste kleine groepstentoon-
stelling moet de visie schetsen van de galeristen omtrent
hedendaagse beeldende kunst. Er is werk te zien van Nadia
Naveau, Han Hoogerbrugge, Ondrej Bordy, Rachel Agnew
en Happy Famous Artists. De hedendaagse beeldcultuur is
daarbij een weerkerend thema. Zo belicht Rachel Agnew in
haar werk de collateral damage die onze beeldcultuur aan-
richt. Het Belgische collectief Happy Famous Artists deinst
er niet voor terug zwaar filosofische oneliners cartoonesk te
omkaderen. Adres: Base-Alpha Gallery, Kattenberg 12,
2140 Borgerhout (03/295.86.36 — 0476/62.03.17 —
www.basealphagallery.com).

PLAYGROUND, Internationaal interdisciplinair festi-
val in STUK. Dit najaar organiseert STUK een nieuw inter-
nationaal festival dat disciplines als beeldende kunst, dans
en podiumkunsten combineert. Playground brengt voorstel-
lingen en presentaties samen die door hun vaak experimen-
tele vorm afwijken van een reguliere opvoering of presenta-
tie. Betrokken kunstenaars, dansers, muzikanten, acteurs
en performers bevragen de parameters van disciplines en
formats en stellen verwachtingen omtrent duur, publiek en
ruimte in vraag. Het programma varieert van voorstellin-
gen die de grens tussen realiteit en fictie aftasten, tot inter-
actieve installaties, intieme solo’s en haast onzichtbare
happenings; het loopt van zaterdag 3 tot zaterdag 10
november. Op donderdag 8 november gaat er een studiena-
middag door onder de titel Het speelveld tussen beeldende en
podiumkunsten, georganiseerd door het VTi en het steun-
punt voor audiovisuele en beeldende kunsten (TAK IBK).
Inzet is het in kaart brengen van dit tussenveld en het over-
denken van een aantal consequenties van de hybridisering.
Deelname is gratis, inschrijving via communicatie@vti.be.
Meer info over het festival op www.stuk.be.

Atelier 340 Muzeum bijna uit financiéle problemen.
Atelier 340 Muzeum in Brussel heeft van de Franse
Gemeenschap een verhoging van zijn subsidies bekomen,
beter in overeenstemming met zijn activiteiten, maar blijft
door een nasleep van het verleden met financiéle tekorten
kampen. Tegen het einde van de maand juli moest een som
van 35.000 € verzameld zijn voor de afbetaling van een
lening. Met een speciale actie wist het museum totnogtoe
25.000 € binnen te halen. Om de resterende 10.000 € te
bekomen, blijft het museum op zoek naar sympathisanten
die 1.000 € willen lenen of minder gefortuneerde kunst-
liefhebbers die voor 45 € een sponsorkaart kopen die een
vrije inkom garandeert op alle activiteiten van het museum
en een korting van 30% op de catalogi. Atelier 340
Muzeum is een onafhankelijk kunstencentrum, opgestart
in 1979, voor de studie en promotie van beeldhouwkunst
en driedimensionale kunst in Belgié en het buitenland.
Atelier 340 Muzeum herbergt ook een documentatiecen-
trum dat gespecialiseerd is in hedendaags beeldhouwwerk
en een Werkgroep Steen. Parallel met de tentoonstellingen
bouwt Atelier 340 Muzeum een kunstcollectie op als
geheugen van voorbije activiteiten en als handleiding bij
verder onderzoek. (www.atelier340muzeum.be)

Erwin Wurm

13 september — 27 oktober

Xavier Hufkens

FIAC Parijs

18 oktober — 22 oktober

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

Bertrand Lavier

8 november — 14 december

Phillip Allen

8 november — 14 december

o
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26.10.2007 > 03.02.2008

“De wereld rond

‘Portugal, een wereldrijk in de

16e en 17¢ eecuw

PALAIS
DES BEAUX-ARTS,
BRUXELLES

PALEIS VOOR
SCHONE KUNSTEN,
BRUSSEL

CENTRE FOR
FINE ARTS,
BRUSSELS

WWW.BOZAR.BE | +32(0)2 507 82 00

Smithsonian
| ggmeg!:gﬁg K|8r8 m i‘ Arthur M. Sackler Gallery

National Museum of African Art

.\

JESIIE

ARCHITECTUUR-
TENTOONSTELLING
+

CONCERT
SYMPOSIUM
FILMS

20 sep=» 16 dec

THE WRONG HOUSE 555,

ALFRE D H ITCH COCK & P AU H o F ;:I":tli‘ s“t,: e> ;:n ;4 >18 uur & bij voorstellingen 19 > 23 uur / gesloten ma, di & feestdagen

@« Concert met filmprojectie: The Lodger / do 11 okt 2007 / Blauwe Zaal / 20 uur
@ Symposium: The Wrong Artist: Hitchcock and the Other Arts

vr16 -za17nov 2007 / MuHKA media
@ Filmcyclus: Hitchcock’s Wrong Houses / gehele maand november 2007 / MuHKA media
@ Catalogus: The WrongHouse:the architecture of AlfredHitchcock,Engels, 344 p.,€ 29,50

@ tentoonstellingenreeks 35 méjonge architectuur URA: YVES MALYSSE, KIKI VERBEECK & JOOST VERSTRAETE do 20 sep > zo 28 okt 2007
open wo > zo 14 > 18 uur & bij voorstellingen 19 > 23 uur / gesloten ma, di, feestdagen / gratis toegang
35m? excursie za 22 sep 2007 / 11 uur / vertrek hoofdingang deSingel / beperkt aantal plaatsen/reservering verplicht / € 10

@™ lezingenreeks Curating the Library: do 27 sep 2007 WIM CUYVERS & MITJA TUSEK, di 23 okt 2007 MICHELE DIDIER & ALLEN RUPPERSBERG / 20 uur / kleine zaal / €5

@ Permanent beeldenpark Curating the Campus JAN FABRE / PIERRE BISMUTH / DOMINIQUE GONZALEZ-FOERSTER / MATT MULLICAN / ITZIAR OKARIZ / JOELLE TUERLINCKX /
RICHARD VENLET / REMY ZAUGG

DESGUINLEI 25 / B-2018 ANTWERPEN /T 03248 28 28 @ WWW.DESINGEL.BE e KB P B St %

van de Vlaamse Gemeenschap en geniet de steun van

o~ Knack!
o of=

o
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de daarmee Jetteke Bolten-Rempt op. Jacobs werkte voor-
dien als onafhankelijk cultuurmakelaar voor de gemeente
Tilburg, belast met het inhoudelijk op elkaar afstemmen
van drie culturele projecten. Eerder was Jacobs als directeur
verbonden aan het Museum Jan Cunen in Oss. Jacobs vindt
dat een museum midden in de maatschappij moet staan en
vooral de jongere generaties van belang zijn. Met het pro-
ject Ossensia-meanwhile (2002-2003) zette hij een structu-
rele samenwerking op met het Osse Hooghuis Lyceum voor
vmbo-onderwijs. Zijn pogingen om het museum in te zetten
als instrument voor sociale inclusie zouden in Oss hebben
geleid tot een verdubbeling van het bezoekersaantal tot
ongeveer 40.000 per jaar.

Van Abbemuseum benoemt nieuwe conservator. Op 1
november wordt Annie Fletcher benoemd als conservator
van het Van Abbemuseum. Fletcher (36 jaar) was reeds
verbonden aan het museum binnen het project Be[com Jing
Dutch. Als conservator volgt ze Philip van den Bossche op
die als directeur-conservator aan de slag is gegaan bij het
PMMK in Oostende. Het artisticke team van het museum
staat onder leiding van directeur Charles Esche en bestaat
verder uit drie vast aangestelde conservatoren (collectie,
tentoonstellingen en archief) en diverse buitenlandse gast-
conservatoren — momenteel Kerstin Niemann, Will
Bradley, Esra Sarigedik Oktem en Magdalena Ziolkowska.
Annie Fletcher studeerde aan het Trinity College in Dublin
en aan de Goldsmiths University in Londen. Zij volgde het
Curatorial Training Program van De Appel en werkte als
freelance conservator voor uiteenlopende projecten.
Samen met Frederique Bergholtz vormt ze de directie van
het reizende conservatorprogramma If I Can’t Dance — I Don’t
Want to Be Part Of Your Revolution.

Lezingen

Design September. Vier lezingen naar aanleiding van
Design September, met het Parijse architectenbureau Jakob &
MacFarlane (di 18 september), Alain Berteau (do 20 sep-
tember), Alberto Meda (ma 24 september) en Ora Ito (wo 26
september) in Flagey, H.-Kruisplein, Elsene (www.flagey.be).

Arcamlezing. Christian Kieckens op di 18 september om
20ul5 in De Brakke Grond, Nes 45, Amsterdam. Architec-

FONDAZIONE
STELLINF

bk sm

—p—

tuurcentrum Amsterdam (www.arcam.nl) nodigt maande-
lijks een architect uit om in een theatrale sfeer te vertellen
over zijn of haar werk, ontwerpfilosofie en bronnen van
inspiratie. Toegang € 10 euro.

The Triumph of religion. Hoe kijkt Lacan aan tegen reli-
gie? En wat zegt zijn religiekritiek over zijn eigen ‘kritische
theorie’? Tweedaags symposium over lacaniaanse visies op
religie, georganiseerd door Heyendaal Instituut (Radboud
Universiteit Nijmegen) & Jan van Eyck Academie
(Maastricht) op wo 19 en do 20 september in Radboud
Universiteit, Huize Heyendaal, Geert Grootplein 9, Nijmegen.
Toegang voor 1 dag: 15 € / 10 € (student); 2 dagen: 25 € /
15 € (student). Reservatie bij madeleine.bisscheroux@jan
vaneyck.nl. Meer info op www.janvaneyck.nl.

Curating the library. Wim Cuyvers (B) en Mitja Tusek
(SLO/CH) op do 27 september, Allen Ruppersberg (USA) en
Michele Didier (B) op do 23 oktober, Luc Steels en Barbara
Visser op do 15 november telkens om 20u in deSingel,
Desguinlei 25, Antwerpen (www.desingel.be). Persoonlijk-
heden uit de wereld van beeldende kunst, wetenschap,
design, muziek, theater, dans, literatuur en architectuur
stellen de boeken voor die een belangrijke invloed hebben
(gehad) op hun leven of werk. Inkom € 5.

argos. Lezingen en conferenties. In zijn reeks Artist’s
Presentation heeft argos in oktober Auguste Orts en Ken
Jacobs te gast. In de reeks Cinema in Transit zijn uitgenodigd:
Philippe-Alain Michaud, verantwoordelijk voor de audio-
visuele collectie van het Musée national d’art moderne
— Centre Georges Pompidou in Parijs; Mark Nash, hoofd van
het departement ‘Curating Contemporary Art’ aan het Royal
College of Art in Londen; Laura Mulvey, professor film en
mediastudies aan Birkbeck, University of London; Peter
Weibel, directeur van het ZKM, Zentrum fiir Kunst und
Medientechnologie in Karlsruhe; Jean-Christophe Royoux,
professor Cultuur aan de Ecole Régionale des Beaux-arts in
Cherbourg. Op vr 5 oktober is er de conferentie Video Vortex:
Responses to YouTube over het toenemend belang van bewe-
gende beelden op het internet, met onder anderen Lev
Manovich. Op za 6 oktober draait de conferentie Media,
Memory and the Archive rond de vraag hoe huidige nieuwe
media het archief van onze tijd kunnen betekenen voor vol-
gende generaties. Er is ook nog een lezing van David Toop
geprogrammeerd, over de relatie tussen zien en horen, tussen
stilte en niet zien — leven wij inderdaad in een visuele cultuur
of eerder in een geluidscultuur? Nadere info en het volledige
programma op www.argosarts.org (kijk bij ‘calendar’).

Archistenforum. Christian Kieckens op wo 10 oktober
om 20u in aula Dieperik, Mutsaardstraat 31, Antwerpen

Looking
for the
Border

Een conceptuele lijn van het
Italiaanse en Belgische artistieke
onderzoek tussen het iconische
en ironische.

www..ccstrombeek.be
www.cultuurcentrummechelen.be

Ondertussen 3

(www.christiankieckens.be). Wiel Arets op wo 31 oktober
om 20u in aula Keizerstraat, Keizerstraat 14, Antwerpen
(www.wielaretsarchitects.nl). De twee eerste van de jaar-
lijkse reeks lezingen door architecten uit binnen- en buiten-
land georganiseerd door de Studentenraad Architectuur
van het Henry Van de Velde-Instituut te Antwerpen.
Toegang gratis.

De Derde Cyclus: Artistiek Onderzoek na Bologna.
Een internationale conferentie over de derde cyclus in het
hoger kunstonderwijs, bedoeld voor personen die een rela-
tie hebben met dit onderwijs aan academies of universitei-
ten. De conferentie wil verkennen of, en zo ja, hoe een derde
cyclus in het hoger kunstonderwijs in Nederland ingericht
kan worden. Ze gaat door op wo 10 en do 11 oktober in
Felix Meritis, Keizersgracht 324, Amsterdam. Toegang 50
€, meer info bij Evodie Koolstra, e.koolstra@ahk.nl,
020/527.77.07.

Slave to Freedom. Tweedaags symposium over Manderlay
(2005), Lars von Triers tweede cinematografisch essay
rond de verdrongen erfenissen die ons moderne ideaal van
de vrije samenleving van binnenuit parten blijven spelen.
Het symposium wil diverse lezingen van dit ‘essay’ met
elkaar confronteren. Het gaat door op woensdag 10 en don-
derdag 11 oktober in de Jan van Eyck Academie,
Academieplein 1, Maastricht (www.janvaneyck.nl).
Toegang is gratis.

Immersion. The art of the true illusion. Symposium
rond de mediakunst en haar drang om de toeschouwer
onder te dompelen in een virtuele ruimte, met zowel kunste-
naars als wetenschappers. Het gaat door op donderdag 11
oktober en is een initiatief van het academisch platform
Interface. Meer info op www.interface.ugent.be/activiteiten.

Architectuur in het STUK. Met op donderdag 11 oktober
Delugan Meissl Associated Architects (AT). “Voor Delugan
Meissl is ruimte niet a-priori een statisch gegeven maar eer-
der een dynamische en variabele interactie tussen de mens
en zijn omgeving. De ruimte wordt in de geest van verschil-
lende snelheden geinterpreteerd.” (DMAA) Op donderdag
25 oktober Feichtinger Architects (FR). Hoewel hij interna-
tionaal geprezen wordt voor zijn Passerelle in Parijs weigert
Dietmar Feichtinger de term ‘bruggenspecialist’ resoluut:
“TIk bouw ziekenhuizen, universiteitsgebouwen, kantoren,
en soms ook bruggen. Elk project is verschillend omdat het
verankerd ligt in zijn omgeving.” Op donderdag 15 novem-
ber Biiro Kiefer (DE), Berlijns bureau dat vandaag tot de
belangrijkste internationale bureaus voor landschaps-
architectuur behoort. Telkens om 20u in STUK Auditorium,
Naamsestraat 96, Leuven (www.stuk.be).

Marcel Broodthaers & Alighiero e Boetti
Cesare Pietroiusti & Guillaume Bijl

Van 5 oktober tot 31 oktober 2007
Cultuurcentrum Strombeek

Jonge ltaliaanse en Belgische kunstenaars
Guillaume Bijl & Cesare Pietroiusti

Van 16 november tot 6 januari 2008

do tot zo, 11u—17u

De Garage Mechelen

Jonge ltaliaanse en Belgische kunstenaars
Marcel Broodthaers & Alighiero e Boetti
Van 16 november tot 16 december 2007
doorlopend open

Cultuurcentrum Strombeek

Van 13 december 2007 tot 3 februari 2008
Milaan, Fondazione Stellini
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Contour 2007

derde biénnale voor videokunst
18.08 - 21.10.07

Een boeiende wandeling langs
werken van nationale en
internationale videokunstenaars
op twaalt bijzondere architecturale
locaties in Mechelen

Curator Nav Haq

donderdag—zondag 14u—21u
Tel 015 33 08 01
info@contourmechelen.be
www.contour2007.be

Aline Bouvy/ John Gillis,

Gerard Byrne, Omer Fast,

Cao Guimaraes, Carsten Holler,
Saskia Holmkvist, Hassan Khan,
Tsui Kuang-Yu, Gabriel Lester,
Marysia Lewandowska/ Neil
Cummings, Deimantas Narkevigius,
Rosalind Nashashibi, Cédric

Noél, Gert Robijns, Lucy Skaer/
Rosalind Nashashibi, Supersober

(Una Szeemann/ Bohdan Stehlik),
Sarah Vanagt

AR ~~
Duvel vere [<0] @ OC Al 888001 B2 CAC
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PYCCKUE KEHIIIMNHDbI
Photographies de Philippe Herbet

tentoonstelling
8/09>13/10/07

GALERIE JACQUES CERAMI
Route de Philippeville, 346 ® 6010 Charleroi/Couillet
Phone 0032/071 36 00 65 ® 0032/0477 78 44 34

info@galeriecerami.be — www.galeriecerami.be

KUNST &
WUNDERKAMMERN

10 kunstenaars creéren een wunderkammer in het Cultuurcentrum
Knokke-Heist

Eric ANGENOT, Franck BRAGIGAND, Loek GROOTIANS, Frank
HALMANS, Wesley MEURIS, David NEIRINGS, Renato NICOLODI,
Urs PFANNENMULLER, Regine SCHUMANN, Lionel SCOCCIMARO

16/09/07-04/11/01

Cultuurcentrum Knokke-Heist, Meerlaan 32 - 8300 Knokke-Heist
Open van 10.00 tot 18.00 - inkom: 5 € / kortingen / publicatie heschikbaar

—

[ GAAS-TAAT]
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Jacques Ranciére. Twee avondprogramma’s rond en met
de toonaangevende Franse denker naar aanleiding van de
eerste Nederlandse vertaling bij uitgeverij Valiz: op dinsdag
30 oktober in De Balie, Kleine-Gartmanplantsoen 10,
Amsterdam met voordrachten over en een interview met
Jacques Ranciére en een discussie rond het thema ‘politiek
en esthetiek’. Op woensdag 31 oktober organiseren Maison
Descartes en De Appel een gesprek met de filosoof waarin
zijn denken over kunst centraal staat. Deze avond gaat door
in Maison Descartes, Vijzelgracht 2A, Amsterdam. Meer
info www.maisondescartes.com, www.valiz.nl.

MAGIC! Kleine theorie van het kunst-denken. Lezing
door Dieter Roelstraete in het kader van de tentoonstelling
MuHKA te gast op zo 4 november om 11u in het auditorium
van het KMSKA, Leopold De Waelplaats, Antwerpen
(www.kmska.be).

Art deco en modernisme in de architectuur. Lezing
door Els Autrique op zo 4 november om 14u30 in Salons
voor Schone Kunsten, Stationsstraat 85, Sint Niklaas
(03/766.39.39).

Theatraliteit in de beeldende kunst (I). Rudi Laermans &
Fiona Tan op ma 5 november en Erwin Jans & Ronald Ophuis
op ma 26 november, telkens om 20u in deBuren,
Leopoldstraat 6, 1000 Brussel (www.deburen.eu). Twee
debatten waarin een theoreticus en een kunstenaar dialoge-
ren over het feit dat kunstbeelden vragen om te worden waar-
genomen, derhalve een kijker veronderstellen en in dat
opzicht theatraal zijn. Toegang gratis, reserveren aanbevolen.

Branded by Space. The Great Indoors 2007, een nieuw
Europees interieur design evenement, organiseert op za 17
november een internationale conferentie onder de titel
‘Branded by Space’. Designdeskundigen, topontwerpers en
toonaangevende journalisten gaan in op de rol van inte-
rieurvormgeving in de uiting van identiteit. Meer info volgt
op www.the-great-indoors.com.

Plastische kunsten

JUBILEE, MuHKA. Het MuHKA opende in 1987 en bestaat
dus 20 jaar. Om dat te vieren wordt onder de noemer JUBILEE
een wervelende reeks tentoonstellingen georganiseerd. Op 1
juni werden de feestelijkheden in gang gezet met Luc Tuymans.
I don't get it, een overzicht van de ‘werkproducten’ van de
schilder in het FotoMuseum (besproken in DWR 128); en met
Een verhaal van het beeld, een proefopzet van de tentoonstelling
die het MuHKA samen met het KMSKA eind november in het
nieuwe Institute of Contemporary Arts in Singapore organi-
seert. Het offensief werd op 29 juni aangevuld met nog drie ten-
toonstellingen. De rotonde op het gelijkvloers van het MuHKA
toont voor het eerst stukken uit de inboedel van het pand
‘Biekorfstraat 2’, de voormalige woning van Panamarenko die
sinds kort deel uitmaakt van de collectie. Daarnaast is er de col-
lectiepresentatie Who's Got the Big Picture? Tot slot is er MuHKA
te gast in KMSKA: daar komt ‘puntsgewijze’ plaats vrij voor
‘interventies’ door middel van stukken uit de collectie van het
jarige museum. De jubileumzomer wordt bestendigd in de col-
lectiecatalogus JUBILEE 2007/1987/1967, die een logica
hanteert die losstaat van de tentoonstellingen, maar wel, zo
staat in de folder, “dienst kan doen als handleiding”.

Wie rekent op Who's Got the Big Picture om een ‘beeld’ te
krijgen van twintig jaar MuHKA of van het MuHKA na twin-
tig jaar, komt bedrogen uit. Meer nog: het vermijden van een
hanteerbare geschiedenis of van een duidelijk ‘beeld’ lijkt
niets minder dan het opzet van de collectietentoonstelling. De
titel is ontleend aan een groot schilderij van de Oostenrijkse
kunstenares Johanna Kandl uit 2006, dat als motto in de
inkomhal is geplaatst: een kaleidoscopisch stadsbeeld waarin
steeds nieuwe details naar voren treden. Dat is dus de parallel:
wie heeft het overzicht — op de hedendaagse stad of op ‘het
MuHKA'? Maar de groei van een collectie (en van een muse-
um) is niet noodzakelijk dezelfde als die van een stad. In de eer-
ste zaal staan voorts enkele werken waarvan kennelijk gesug-
gereerd wordt dat ze een rol hebben gespeeld in de evolutie
van het museum — of zijn ze eerder opgenomen omwille van
het belang van de kunstenaar of het belang van de aankoop?
Duidelijk wordt het niet: Doors Crossing van Gordon Matta-
Clark dateert immers uit 1977, en was cruciaal in de tot-
standkoming van de Stichting Gordon Matta-Clark als voorlo-
per van het MuHKA, maar is pas zeer recent aangekocht uit
een privé-collectie; Cabane Eclatée van Daniel Buren uit 1989
is verworven in de jaren '90, terwijl Buren al in de jaren '60
en '70 werken maakte voor de Antwerpse Wide White Space
Gallery; Hommage d... I van Lili Dujourie uit 1972 is gereali-
seerd toen de video-opnametechnologie nog in haar kinder-
schoenen stond en van het MuHKA nog geen sprake was.

De eerste groep werken bestaat dus zowel uit een motto als
uit een paar emblematische ‘topwerken’ waarvan de onder-
linge relatie en de ‘historische’ betekenis voor het MuHKA
zich nooit helemaal materialiseert, en werkt op die manier als
opmaat voor wat komen gaat. Het grote ‘probleem’ van Who's
Got the Big Picture zijn de accrochages en de manier waarop ze
betekenis kunnen krijgen of een zuiver ‘ervaringsgerichte’
meerwaarde verlenen. Al te vaak wordt er gerekend op voor-
kennis van de bezoeker om op eigen initiatief ‘kleine geschie-
denissen’ te vormen. In de praktijk komt het erop neer dat
men, inderdaad zoals wordt gesuggereerd, de ‘catalogus als
handleiding’ moet nemen. Maar wie bezoekt graag een ten-
toonstelling met een catalogus van driehonderd bladzijden in
de hand? Bovendien volgt de tentoonstelling niet eens de pseu-

uit het atelier van Panamarenko. Foto: Wim Van Eesbeek

dothematische indeling van het collectieboek. De werken op
zich mogen dan al waardevol zijn, net als het feit dat het
MuHKA ze heeft weten te verwerven en ze nu toont — een
samenhangende tentoonstelling opzetten is een andere zaak.
Om echt te tonen dat een collectie niet ‘overschouwd’ kan wor-
den, was de extreme logica van het alfabet of de chronologie
veel consequenter en alleszins minder frustrerend geweest.

In het KMSKA lijken de werken pas echt ‘gedropt’. In een
hoek van een van de zalen op het gelijkvloers hangt bijvoor-
beeld Sneeuw in Vliaanderen van Valerius De Saedeleer uit 1928
naast De stervende van Albert Servaes uit 1910. Dat is eenvou-
dig te verklaren vanuit een klassiek kunsthistorisch perspec-
tief. Omdat het MuHKA echter jarig is, staat nu tussen die
twee schilderijen, Untitled (To the real Dan Hill) van Dan Flavin
uit 1978, een buislamp die lichtvlekken op de werken van de
Vlaamse meesters ‘werpt’. In een posthistorische ‘schokerva-
ring’ zou deze ‘experimentele’ opstelling ons op de drie werken
een nieuw perspectief moeten leveren. Maar wat het museum
eigenlijk echt doet, is het uitwissen van elke vorm van histo-
riografie of betekenisgeving. Er zijn talrijke voorbeelden te
geven van deze praktijk — het gigantische beeld van een knie-
lende vrouw met monsterlijke borsten (Body Works van Wang
Du uit 1997) in de trappenhal van het KMSKA is misschien
nog het meest aanstootgevend. Ook de Prova Car van
Panamarenko in de hal heeft op zich ‘historisch belang’, maar
bewijst hier eerder het ‘belang van de historie’ — en de wille-
keur van de negatie ervan.

Er is één lichtpunt in deze chaotische nevenschikking van
periodes, thema’s, kunstenaars, gebeurtenissen en evene-
menten: de preview van het Panamarenkohuis. Zelfs voor een
koele minnaar van het werk van de Belgische fantast moet dat
indrukwekkend overkomen: op de wanden hangen foto’s uit
het persoonlijke archief, met als achtergrond een reproductie
van het oorspronkelijke behangpapier. In het midden worden
artefacten, instrumenten en documenten in uitgeleefde meu-
bels uitgestald. Het geheel construeert een veelzijdig beeld van
de symbiose tussen leven en werk, tussen werkelijkheid en fictie.

o

Dan Flavin

Corner Piece, 1987

Ondertussen 5
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MUSEUM HET DOMEIN SITTARD

Erwin Wurm

Direktionsskulptur
con vista sulle mie montagne

08.09.07 t/m 28.10.07

0s Gemeos
17.11.07 t/m 13.01.08

vanabbemuseum

- Fotomontage Peter Kennard, 1980

KinderKunstGalerie 20.10.07 t/m 28.10.07
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Deze tentoonstellingen kwamen tot stand met steun
van de Provincie Limburg en OCW en de
Gemeente Sittard-Geleen

EN NAAR
HET VERLANG
K““s““?\:l;i:':uc VAN 1871 TOT HEDEN

SOCIALE VER 008 Museum Het Domein Sittard
22 09 2001 = 06 Ol 2 Kapittelstraat 6

abbermnuseurn.nl Postbus 230
www.van NL 6130 AE Sittard
Tel +31 46 4513460

Fax +31 46 4529111

email info@hetdomein.nl

www.hetdomein.nl

is mede mogelijk gemaakt door de Mondriaan Stichting, Stimuleringsfonds voor beeldende
i Y tue-sun 11-17

ing en cultureel erfgoed. Het project is uitgevoerd in het raamwerk van TRANSFORM en met
ultuur 2000 programma van de Europese Unie.
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Jean-Jacques Henner

Femme couchée dite La Femme au divan noir, 1869. Foto: C. Kemps

Voor wie dat wil refereert het zelfs aan Wirtschaftswerte van
Joseph Beuys. Waar het festival er elders niet in slaagt een
geschiedenis te vertellen, laat het in deze opstelling de toeschou-
wer wél de mogelijkheid om te lezen, om voor zichzelf een big pic-
ture te vormen van een oeuvre. Christophe Van Gerrewey

- JUBILEE, 20 jaar MuHKA tot 18 november in MuHKA,
FotoMuseum, KMSKA en Atelier Panamarenko. Meer info
over de verschillende tentoonstellingen en de publicatie op
www.muhka.be. MuHKA, Leuvenstraat 32, Antwerpen
(03/260.99.99).

Face a I'Impressionnisme, Jean-Jacques Henner
(1829-1905), le dernier des romantiques. Jean-
Jacques Henner is een van die 19de-eeuwse schilders die
totaal in de vergetelheid zijn geraakt. In hedendaagse
kunstgeschiedenisboeken komt zijn naam niet voor en de
laatste overzichtstentoonstelling dateert van 1925. In de
19de eeuw nochtans was Henner gedurende veertig jaar
een gevestigde naam in de Parijse kunstwereld. Sommige
van zijn schilderijen hadden de status van iconen en wer-
den in reproductie grif verkocht. Het Musée de la Vie
romantique, gehuisvest in het atelier van een andere bijna
vergeten 19de-eeuwse schilder, Ary Scheffer, wijdt nu een
tentoonstelling aan Henner. En in 2008 heropent in Parijs
het Musée Henner, dat een aantal schilderijen en tekenin-
gen permanent in 19de-eeuws decor zal tonen.

Henners schilderijen laten zich niet gemakkelijk in een
hokje stoppen. Het lijkt alsof hij aan alle vernieuwingen in
de schilderkunst van de 19de eeuw bijna heeft meegedaan.
Tegen elke stroming in de schilderkunst van zijn tijd kun je
Henners werk afzetten, om te concluderen dat het dat toch
net niet is: het is realisme noch impressionisme, naturalis-
me noch symbolisme. Ondanks vriendschappen met Manet
en Degas, die Henner zeer bewonderde, en ondanks contac-
ten met zo ongeveer alle schilders en schrijvers van het
moderne leven, hing hij zijn hele carriére vast aan de offi-

ciéle salonschilderkunst. Zonder de regels van de Academie
overigens al te strikt in acht te nemen, bouwde de van oor-
sprong Elzasser schilder gestaag zijn oeuvre op. Hij varieer-
de daarbij op een klein aantal thema's, in een beperkt maar
krachtig kleurengamma van pruisisch-blauw, roodbruin,
groen, zwart en wit.

Henners grootste moeilijkheid met de academische eisen
betrof de compositie van meerdere figuren op een schilderij.
De tentoonstelling, die een chronologisch parcours volgt,
opent met een schilderij van Adam en Eva bij het lijk van
Abel, dat Henner in 1858 de Prix de Rome opleverde. De
jury, met onder anderen Delacroix, merkte op dat de compo-
sitie niet bijzonder geslaagd was, net zomin als de verbaasde
gezichten van Adam en Eva. Henner won de prijs vanwege
zijn weergave van het naakt. En inderdaad blijkt in de ten-
toonstelling al snel dat Henners doeken, ondanks hun grote
formaat, niet passen in de categorie van het historiestuk.
Theatrale emoties ontbreken en als er al sprake is van meer-
dere figuren op een schilderij, dan is er geen interactie. Het
naakt voert de boventoon in Henners oeuvre. Mannelijk
naakt voor dode of lijdende Christussen, een Sint Sebastiaan
en een historische figuur; en vrouwelijk naakt voor antieke
heldinnen, bijbelse figuren, nimfen of naamloze vrouwen.
De compositie is telkens simpel, een lichte figuur in een sche-
merlandschap of tegen een donkere achtergrond.

Henner was een meester in het schilderen van contrasten
en zijn naakten werden door Emile Zola beschreven als “een
druppel melk op een inktzwarte ondergrond”. De naakten
combineren technische perfectie met een vrijere penseel-
streek, ondoorzichtigheid met transparantie. In tegenstel-
ling tot bijvoorbeeld Delacroix, Cabanel, Gérome, Moreau,
Degas en Courbet, schilderde Henner zijn figuren niet naar
foto’s maar altijd naar levend of dood model. Bij de schilde-
rijen van dode Christussen levert de studie van kadavers
een doodenge, transparante, magnesiumwitte huidweerga-
ve op. Dit realisme maakt vooral bij de latere vrouwelijke
naakten plaats voor flagrante sensualiteit, met subtiele gra-
daties in de huidkleur. Het loont de moeite de naakten van

Volg wal reilt en zeill in

culfuurland,

mel Thalys.

Informalie en reservering in de gebruikelijke verkooppunten en op www.thalys.com
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Henner a la Barnett Newman te bestuderen met de neus op
de verfhuid om de factuur goed te zien. Een voordeel van
een klein museum is dat dat ongestoord kan, zonder dat er
een alarm afgaat. Met name de overgang tussen figuur en
achtergrond is een nadere beschouwing waard. In plaats
van een figuur te begrenzen met een duidelijke lijn, zoals
Ingres, of met een meanderende penseelstreek, zoals
Delacroix, lijkt Henner de huid tot leven te brengen in een
sfumato-techniek, ongetwijfeld geinspireerd door de studie
van renaissanceschilderkunst. De huid van Henners vrou-
welijke naakten lijkt te vibreren. In de illusie van permeabi-
liteit is zij sensueel in de originele betekenis van het woord:
voelbaar, speurbaar, haast tastbaar aanwezig.

Henners onpersoonlijke roodharige naakten vinden hun
tegenhangsters in een drietal portretten van roodharige
dames, magnifieke portretten die hem dicht bij Manet bren-
gen. Henners liefde voor het vrouwelijk lichaam dringt zich
ook hier op: bij een bepaalde lichtval is op het portret van de
statige gravin Kessler (priemende groene ogen, een streng
rood haar ontsnapt uit haar kapsel) een decolleté zichtbaar,
dwars door een hooggesloten zwarte jurk.

De serialiteit in het werk van Henner zou modern kun-
nen lijken, maar is dat niet. Het grote aantal schetsen die
Henner maakte alvorens een schilderij op te zetten, was
niet voor publiek bedoeld. Schetsmatige schilderijtjes op
sigarendozen, waarvan er een paar te zien zijn in de ten-
toonstelling, doen denken aan Cézanne of Moreau. Maar
trouw aan de academische gewoonte, beschouwde Henner
deze als studie of spielerei, en niet geschikt voor tentoon-
stelling.

Met alles wat hij niet was, is de keuze om Henner “de laat-
ste der romantici” te noemen geen slechte. Henner was zeker
geen romantisch schilder in de uitbeelding van passies of hef-
tige scénes, zoals Géricault. Zijn voorkeur ging uit naar een
eenvoudige weergave van religieuze of antieke, tijdloze en
idyllische scenes. Wel zette hij de academische regels naar
zijn hand, zoals voor hem de romantici dat deden. De tijdloze
melancholiek en nostalgie van de landschappen waarin zijn
roodharige nimfen zich bevinden zouden eventueel ook
romantisch kunnen worden genoemd. ‘Romantisch’ is uit-
eindelijk het enige 19de-eeuwse etiket dat niet dra van
Henners oeuvre afglijdt. En 19de-eeuws, dat is zijn werk
onmiskenbaar. Merel van Tilburg

- Face a I'Impressionnisme, Jean-Jacques Henner (1829-
1905), le dernier des romantiques tot 13 januari 2008 in het
Musée de la Vie romantique, 16 rue Chaptal, 75009 Parijs
(01/55.31.95.67; www.vie-romantique.paris.fr).

Skulptur Projekte 2007. Tijdens Skulptur Projekte par-
keert Michael Asher een caravan wekelijks op een andere
plek in de straten van Miinster, voor de vierde maal sinds
1977. De parkeerplaatsen zijn in die dertig jaar dezelfde
gebleven. Is een locatie door stadsvernieuwing of een ande-
re omstandigheid onbereikbaar, dan staat de caravan gedu-
rende die week ongeéxposeerd in een garage. Staat de cara-
van op een plek die in de loop van de tijd veranderd is in een
particuliere parkeerplaats, dan is het aan het publiek om
over hekken te klimmen om de ingreep van deze kunste-
naar, icoon van de institutionele kritiek, te bereiken. Op een
subtiele manier registreert de caravan de veranderingen in
het stedelijk landschap en daarmee ook in de geschiedenis
van Skulptur Projekte, een tienjaarlijkse tentoonstelling die
onlosmakelijk is verbonden met de ontwikkeling van kunst
in de openbare ruimte. Door deze herhaling is het kunst-
werk in dertig jaar van een enkelvoudige installatie in een
langdurig onderzoek veranderd. De registratie van het werk
is van bijzaak tot hoofdzaak geworden. De foto’s van het
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tot 25 lrein

en per dag

Woensdag 19 sept, 19.30 uur

Screaming Bodies, Silent Witnesses,
lezing door Francesco Bernardelli
(freelance curator, Turijn/Amsterdam) .
Gevolgd door een filmprogramma en muziek
Locatie: Off Corso, Rotterdam

BODYPOLITICX
TENTOONSTELLING

8 sept - 16 dec 2007

Donderdag 22 nov, 19.30 uur

Mediakunsten, Keulen)

Enjoy Yourself! Me, my body, and
pornography, lezing door Marie-Luise
Angerer [(docente, Academie voor

Alle activiteiten zijn in het Engels.

Donderdag 27 sept, 19:30 uur

Met meer dan zeventig kunstenaars,
filmmakers, activisten, fotojournalisten,
musici en tijdschriftredacteuren.

Donderdag 15 nov, 19:30 uur
Arse Elektronika
pOrnnovation? lezing door Johannes
Grenzfurthner/monochrom (schrijver/
kunstenaar, Wenen)

Post Porn Power, lezing door Marie-Helene
Bourcier (socioloog, Universiteit van Lille)

Witte de With

Center for Contemporary Art
Witte de Withstraat 50

3012 BR Rotterdam

T +31 10 411 01 44
info@wdw.nl www.wdw.nl

open dins - zon, 11 - 18 uur

Or: What's
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19-20.08.017
THE TRIUMPH
OF RELIGION
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09.08.07/11:00
HAGUE 4ANG

— LECTURE

DOMINIEK HOENS, MARC DE KESEL,
KENNETH REINHARDT, ADRIAN JOHNSTON, "] "] [I'{

MADHI TOURAGE, 5AMO TOMSIC, NADIA
GELS, LARA SELS, CHARLES SHEPERDSON,
TIERG BAKKER, ZRCHERY ROSENAU,

MARCUS POUND
— GYmPasium WITH HEYE

GLAVE TO FREEDOM.
ONLARS VON TRIER'S

NDAAL ‘ ’
INSTITUTE IN HUIZE HEYENDAEL, mH"I]ERI.HH

NIJMEGEN

28-30.08.07

EMMABELL, MARC DE KESEL, JAN 51MONS,

CHRIS GEMERCHAK, KATRIEN VU4LSTEKE

VANFLETEREN, ROK BENCIN, ERIKVOGT

— 5SYMPOSIUM WITH HEYENDAAL
INSTITUTE, NIJMEGEN

QUAERD: PUBLIC

THINKTHANK
0N THE POLITI

01.10.07
L5 OF APPLICATION

THE SEARCH ENGINE DEADLINE

— RESEARCH CONFERENCE

ARTISTS ARE INVITED TO 5UBMIT A PROJECT

§UPPORTED BY INSTITUT FRANCAIS
DES PAYS-BAS, AMSTERDAM

Jan van Eyck Academie Events & Productions
Post-academic institute For more information:
for research and production www.janvaneyck.nl

Fine art, design, theory Subscription mailing list:

Academieplein 1 brief(@janvaneyck.nl

6211 KM Maastricht
The Netherlands

T +31 (0)43 350 37 37

Bonnefantenmuseum
Maastricht

Mai-Thu Perret: Land of
Crystal 11.09.07 - 06.01.08
Sol LeWitt: Werken uit

de collectie t/m 06.01.08
Luciano Fabro: De zuil
van Genk t/m 18.10.07

®
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www.bonnefanten.nl
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Michael Asher

Caravan, 1977. Foto: Roman Mensing

Bruce Nauman

Square Depression. Foto: Arendt Mensing

werk in de catalogus, alle genomen vanuit dezelfde hoek en
systematisch naast elkaar geplaatst, registreren eerder een
beweging dan een werk. Stapsgewijs wordt de caravan een
oldtimer en vallen er door het verdwijnen van parkeer-
plaatsen steeds meer gaten in het oorspronkelijke ‘traject’.
De foto’s lijken wel filmstills uit een eindeloos lange docu-
mentaire. De begeleidende teksten bevestigen dit onderzoe-
kende, inventariserende karakter. In vier sobere instructies
legt Asher de curatoren uit hoe zijn werk uit te voeren. Het
devies is elke keer hetzelfde: verander niets aan het werk.

De nadruk die in Ashers werk is komen te liggen op
inventariseren, documenteren en archiveren, beheerst in
deze editie ook de opstelling van de curatoren — Kasper
Konig, Brigitte Franzen en Carina Plath — en van sommige
kunstenaars. De curatoren zien, net als Michael Asher,
Skulptur Projekte als ‘een langetermijnstudie’. Ze hebben in
de catalogus een glossarium opgenomen met 131 termen
van Almende’ tot ‘Habermas’ en een uitgebreide, geanno-
teerde bibliografie toegevoegd, met relevante publicaties
voor de tentoonstelling vanaf 1970. In een historische ten-
toonstelling in het LWL Landesmuseum wordt in dit kader
archiefmateriaal van eerdere edities getoond. Ook een werk
op de eigenlijke expositie is uit archiefmateriaal voortgeko-
men. Square Depression van Bruce Nauman was oorspron-
kelijk voor de eerste editie van Skulptur Projekte ontworpen,
maar werd nooit uitgevoerd. Dertig jaar na dato is het als-
nog gerealiseerd.

Enkele werken in de huidige editie stellen inventarisatie
en documentatie centraal. Het beste voorbeeld hiervan is
Roman de Miinster van Dominique Gonzalez-Foerster.
Gonzalez-Foerster heeft een klein sculpturenpark aange-
legd met enkele miniaturen van werken uit de voorgaande
én de huidige editie van Skulptur Projekte. De beelden, ver-
kleind tot een kwart van hun originele grootte, staan op
een grasveldje gelegen aan de promenade rond het oude
stadscentrum — veel van de oudere originele werken bevin-
den zich overigens nog steeds in Miinster. Het resultaat is
een bonte verzameling van citaten. De massieve betonnen
biljartballen van Claes Oldenburg, gemaakt voor de eerste
editie in 1977, liggen er nu als drie zware skippyballen bij.
Het standbeeld van Thomas Schiitte bestaande uit een sok-
kel van drie meter met daarop twee reuzenkersen is veran-
derd in een merkwaardige wedstrijdbokaal, die vergeten in
het grasveld staat. Door het kleine formaat kijkt de
beschouwer neer op de beelden en heeft hij de illusie van
een overzicht. Dit principe speelt Gonzalez-Foerster op
geraffineerde wijze uit tegen de incoherentie van het
ensemble: zo valt de beschouwer constant van het ene
sculpturale concept in het andere, van Donald Judd naar
Thomas Schiitte, van Ilya Kabakov naar Nam June Paik. De
beelden worden niet in een duidelijke volgorde onderge-
bracht, maar troepen samen in een open opstelling zonder
begin of eind. De toeschouwer ‘herschrijft’ — om terug te
vallen op de titel van het werk — voortdurend de geschiede-
nis van de tentoonstelling door de disparate elementen tot
een nieuwe eenheid te monteren.

The Head van Deimantas Narkevicius is een film die opge-
steld staat in de foyer van een statig overheidsgebouw. Het
is een compilatie van documentair materiaal over de bouw
en installatie van de monumentale Karl Marxkop voor het
stadhuis in Chemnitz (het voormalige Karl-Marx-Stadt).

Michael Asher

Caravan, 2007. Foto: Roman Mensing

Dominique Gonzalez-Foerster

Roman de Miinster. Foto: Roman Mensing

Narkevicius houdt zich al langer bezig met het snelle verval
van staatskunst uit de voormalige communistische landen
na het einde van de Koude Oorlog. Daarbij wil hij het voor-
oordeel nuanceren dat deze beelden enkel iconen van poli-
tieke, dictatoriale macht zouden zijn. The Head toont de
beeldhouwer aan het werk en fragmenten uit een interview
met hem. In zijn opmerkingen en manier van doen passe-
ren alle bekende clichés omtrent artistiecke schepping,
waardoor het steeds moeilijker wordt om hem van zijn wes-
terse collega’s te onderscheiden. Langzaam komt het beeld
los van zijn symboolwaarde en herwint het zijn artistieke
eigenschappen. Narkevicius gebruikt daartoe niet enkel fil-
mische middelen, maar speelt tevens met de ruimte van de
foyer. In de hoek van deze vrijwel lege en half verduisterde
ruimte staat een borstbeeld op een manshoge sokkel. Deze
echte sculptuur staat in een opmerkelijke spanningsrelatie
tot het beeld in de film. Het argument van Narkevicius
ondergaat een omgekeerde spiegeling in het onbekende
borstbeeld. Ook dit beeld heeft een duidelijke symboolwaar-
de, maar die is juist totaal ondergesneeuwd geraakt.

Sciezka (pad) van de Poolse kunstenaar Pawel Althamer
toont aan dat kunst in de openbare ruimte uiteindelijk pas
echt werkt indien ze een directe dialoog met de omgeving
aangaat. Het werk bestaat uit niet meer dan een kunstma-
tig aangelegd zandpad dat in een park aan de rand van
Miinster begint en de stad uitloopt. Het eindpunt is vanaf
het beginpunt niet te zien. Volg je het pad dan doorkruis je
een aantal verschillende ‘landschappen’. Na het park steek
je een asfaltweg over, dan volgt een korenveld, daarna een
soort tussenruimte met een klein beekje waarover een hou-
ten bruggetje is gebouwd en dan nog een roggeveld. Het pad
eindigt hierna schijnbaar in het niets, op een landweggetje
net buiten de stad. Zoals Gonzalez-Foerster kunstwerken
citeert, zo zet Althamer verschillende omgevingen uit die
als citaten gaan werken: ‘agrarisch’ bij de velden, ‘roman-
tisch’ bij het bruggetje, ‘transport’ bij de asfaltweg. Met zeer
eenvoudige middelen maakt het werk duidelijk hoe de
wereld uit een keur van verschillende domeinen met ver-
schillende betekenissen bestaat en hoe deze ons ongemerkt
verleiden tot het aannemen van een bepaalde houding.

In de catalogus stellen de curatoren dat zij “het functio-
neel gebruik van ‘kunst in de openbare ruimte’ willen tegen-
gaan met een nieuw concept van artistieke autonomie”. In
de huidige tentoonstelling resulteert dit uitgangspunt in een
vorm van ‘musealisering’ van de stad. De vierde Skulptur
Projekte lijkt te vertrekken van de vaststelling dat Miinster
als tentoonstellingsplek nog moeilijk uit de kunst kan bre-
ken. De stad heeft in de afgelopen dertig jaar een steeds
gemoedelijker karakter gekregen en is door de alom aanwe-
zige beelden van de vorige edities in een soort stedelijk sculp-
turenpark veranderd. Voor de kunstenaars wordt het dan
ook steeds moeilijker om Miinster als een karakteristiek
voorbeeld van het ‘alledaagse leven’ te begrijpen, waar ze op
een site-specifieke manier op kunnen ‘reageren’. Een inzicht
dat Gonzalez-Foerster in haar catalogustekst expliciet ver-
woordt. Aan de andere kant lijkt ook het conflict tussen de
open ruimte van de straat en de gesloten ruimte van de
kunst — geconcretiseerd in het museum — niet meer centraal
te staan. De kunstenaars van de huidige Skulptur Projekte lij-
ken zich niet te ergeren aan de specifieke tradities en institu-
ties van de kunst en maken onomwonden gebruik van haar
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mogelijkheden. Een winst bij deze ontwikkeling is dat ze de
mogelijkheid creéert om te analyseren wat het specifieke is
van de ‘museale’ houding van kunst tegenover andere hou-
dingen die we in het dagelijkse leven aannemen. In een
samenleving waar kunst snel als marketing, entertainment
of sociaal bindmiddel wordt begrepen, kan een dergelijke
analyse helemaal geen kwaad. Steven ten Thije

- Skulptur projekte Miinster 2007 loopt nog tot 30 septem-
ber in Miinster (www.skulptur-projekte.de).

Talking Pictures, Theatralitit in zeitgenodssischen
Film- und Videoarbeiten. Volgens tentoonstellingsma-
kers Doris Krystof en Barbara Scheuermann is er de laatste
jaren in film en video een duidelijke tendens die zijn inspira-
tie put uit de ogenschijnlijk meest oubollige aller kunstvor-
men: het theater. Na de speelse cross-overs met popcultuur
en de flirt met ‘metagenieke’ abstractie, komt het theatrale
met nadrukkelijk aplomb het scherm binnengereden:
maniéristische decors worden gevuld met nadrukkelijk
acterende personages, de klankband gevuld met poétisch-
diepzinnige bespiegelingen, een man met zijn jeugdige zelf
als een masker op zijn neus gebonden zit tegenover je in een
krappe intimistische cabine en confronteert je op psycho-
dramatische wijze met het verhaal van zijn uitgestelde
traumaverwerking.

Eén ding is duidelijk: voor hun curatoriéle keuzes hebben
Krystof en Scheuermann zich hoofdzakelijk gebaseerd op
een alledaags verstaan van ‘theatraliteit’: het theatrale als
een excessieve praktijk, waarin de ‘werkelijkheid’ uit haar
hengsels wordt gelicht en uitvergroot tot surreéle dimen-
sies. Het theatrale situeert zich in deze tentoonstelling in de
vervreemde figuren in hun nadrukkelijk geénsceneerde
context. Eigenlijk zet de tentoonstelling met zijn Talking
Pictures een historische stap in omgekeerde richting: waar
de oorspronkelijke talkies de theatrale dimensie van de film
poogden te doorbreken door de invoer van een groter realis-
me, maakt het gebruik van de stem (en de aanwezigheid
van de acteur) in de getoonde werken de film- en video-
installaties opnieuw tot histrionische, uitdrukkelijk geén-
sceneerde kunstwerken.

Het is de vervreemdende component die het theatrale tot
leven brengt in de gekozen werken: de verdwaalde persona-
ges met hun bizarre extensies in het verlaten hotel van
Markus Schinwalds Dictio pii of de groep dagjestoeristen die
hun demonen trotseren in Yang Fudongs Seven Intellectuals
in Bamboo Forest, Part 1. Het zijn personages die los lijken te
zijn gekomen van hun rol, die de context missen die hun
handelingen zin zou geven, zodat er enkel nog een bezwe-
rend esthetische choreografie overblijft, die zichtbaar maakt
wat ontbreekt. Dat is ook waar het theatrale bij uitstek voor
staat: de machine die aanwezig stelt wat afwezig is.

Deze opvatting van het theatrale als wondermachine
staat uiteraard veraf van een hedendaagse invulling van het
theatrale, waarin de toeschouwer een centrale rol speelt. In
een hedendaagse opvatting van het theatrale staat de toe-
schouwer centraal, en zijn verantwoordelijkheid tot per-
soonlijke positionering. Het theatrale ontstaat hier in de
interactie tussen het getoonde en het publiek, maar uiter-
aard ook in het besef van de deelbaarheid van het publiek.
Het publiek is niet één maar vele perspectieven. Het theatra-
le is de plek waar deze verschillende manieren van kijken,
deze uiterst verschillende opvattingen mekaar ontmoeten.

Ana Torfs
The Intruder, 2004. Roomade, Brussel, 2004, installatie met diaprojectie

Ana Torfs
The Intruder, 2004



WR 129 - 2de katern 25-04-2016 11:25 Pagina 10 $

De Witte Raaf — 129 / september— oktober 2007 Ondertussen 10

een project van stichting Gaidaro

geborgen kamers

leven in Transvaal

time and space//abrupt//miniatuur project//freeart//
exposities projecties — call for artists

kunstruimte in de Hertzogstraat 152 2572 XC Den Haag
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ER Oosterdokskade 5—Amsterdam
. www.horsemove.nl

Landelijk overleg van lectoren in het kunstonderwijs (LOK)

10 — 11 Oktober 2007

Werkconferentie
De Derde Cyclus: Artistiek Onderzoek na Bologna.

HET 00G VAN DE KENNER | netnoger kunstonderwiis. o oo
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Tim Vets: ‘Distance’ - songs: his mainstream stuff

Adriaan Raemdonck over Fred Bervoets
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Het is een aspect dat uitdrukkelijk afwezig is in de tentoonstel-
ling Talking Pictures. Afgezien van de reeds genoemde one-on-
one box van Gillian Wearings Trauma of de perspectivisch opge-
stelde 2-schermen shootout van Mathilde ter Heijnes No
Depression in Heaven (waarin de kunstenares zich ontdubbelt tot
twee vrouwelijke personages uit verschillende sociale strata die
mekaar achtervolgen in de women'’s film-stijl van de jaren '30),
is er in de curatoriéle aanpak van deze tentoonstelling weinig
aandacht besteed aan het perspectivische, noch aan het socia-
le aspect van het theatrale. De omgang van de kunstenaars met
de theatraliteit in hun werk wil dan ook niet op hippe wijze
inspelen op een nieuwe trend, op de interactieve verleidings-
pogingen van het theater van vandaag, op de gladde nieuwe
media-injecties die het scénebeeld uit zijn voegen hebben
gelicht, en de toeschouwer in het meest extreme geval tot de
speler, de spectactor, van zijn eigen voorstelling kunnen maken.

In de plaats daarvan krijgen we een log, onbuigzaam
theater te zien. Een theater dat zich slechts woord voor
woord te kennen geeft, dat zich geheel op zijn eigen ritme
van de ene naar de andere scéne begeeft. Een theater dat
niet toegeeflijk is en zich niet meteen laat consumeren. Het
hindert je kijken, door zijn overduidelijk geconstrueerd
decor. Het hindert je begrijpen, door de poétisch-literaire
aanspraken van zijn taalgebruik.

In deze tentoonstelling functioneert het theatrale als een
weerbarstig element, dat de kijker dwingt om stil te staan,
om de tijd te nemen de voorstelling van voor tot achter te
bekijken, ook al verhindert de loop-structuur van heel wat
werken de logische ontwikkeling van je ervaring. In The
Intruder van Ana Torfs speelt deze artificialiteit de meest
dwingende rol. Letterlijk een enscenering van het populaire
theaterstuk L’Intruse van Maurice Maeterlinck uit 1890, is
haar installatie de meest heldere representatie van de thea-
trale principes van tijd, ruimte en virtuele aanwezigheid. In
een moderne villa staan de personages in meticuleus uitge-
tekende diaframes die de verhoudingen tussen de acteurs
visueel voelbaar maken, terwijl de uitdrukkelijk elders gesi-
tueerde klankband de ingekorte toneeltekst linkt aan de per-
sonages. Het hele stuk gaat om een onzichtbare aanwezig-
heid in het huis, soms hoorbaar, soms een schaduw, die aan
het eind van de rit de dood van een personage (dat we overi-
gens ook nooit te zien krijgen) zal veroorzaken. De gezwollen
symboliek van de onzichtbare Dood die als een schaduw
door het huis sluipt, is hier gereduceerd tot zijn meest ele-
mentaire deeltjes: stilte, suggestie, ritme en positionering.
Kortom: theater op zijn best. Elke Van Campenhout

- Talking Pictures. Theatralitdt in zeitgendssischen Film- und
Videoarbeiten tot 4 november in K21 Kunstsammlung,
Stdndehausstrale 1, Diisseldorf (0211/8381.600;
www.kunstsammlung.de).

"Veldwerk"

8 sept - 4 nov
Solotentoonstelling
Michaé&l Borremans (BE):

—p—

Aanwinsten

De Paviljoens Almere. Onder de titel Tweeéntwintig-
duizendvijfhonderd toont Museum De Paviljoens in Almere
zijn aanwinsten uit de periode 2001-2007. De tentoonstel-
ling vindt plaats op een voor de instelling cruciaal moment:
het voortbestaan van De Paviljoens in zijn huidige vorm
— dat wil zeggen als een kleinschalig museaal instituut dat
zich richt op de verwerving, het beheer en behoud en de
publieksoverdracht van eigentijdse beeldende kunst — is
bedreigd sinds de plaatselijke wethouder voor Cultuur,
Henk Smeeman (VVD), eind vorig jaar in de gemeenteraad
voorstelde de gemeentelijke bijdrage aan de instelling dras-
tisch te verlagen. In het plan, dat op een meerderheid in de
raad kon rekenen, zou het museum ook de huidige locatie
moeten verlaten. Zijn markante huisvesting, een cluster
geschakelde paviljoens dat het Vlaamse architectenduo
Robbrecht en Daem in 1992 voor Documenta IX ontwierp
en dat in 1994 door de gemeente Almere werd overgeno-
men, wordt in dit scenario afgebroken. Dit laatste aspect
van het plan is onthutsend, zeker gegeven het feit dat het
gemeentebestuur Almere zich wil profileren als architec-
tuurstad. De Paviljoens zou als een educatieve dienst zon-
der tentoonstellingsfunctie in het schouwburggebouw wor-
den ondergebracht. De draconische inkrimpingsoperatie
wordt ten stadhuize gemotiveerd vanuit een verondersteld
gebrek aan lokaal draagvlak. Zoals ook elders in politiek-
bestuurlijk Nederland meet men in Almere de rendabiliteit
van culturele instellingen eenzijdig in kwantitatieve ter-
men. Over het aantal bezoekers zijn gemeentebestuur en
museum het overigens niet eens.

De huidige aanwinstententoonstelling maakt deel uit
van een publiciteitsoffensief van de instelling. Doel is een
lobby te mobiliseren die het stadsbestuur onder druk kan
zetten om op zijn schreden terug te keren. Met gevoel voor
retoriek speelt het museum daarbij vooral de verhouding
tussen input en output uit: de titel van de presentatie ver-
wijst naar het onwaarschijnlijk kleine jaarbudget dat De
Paviljoens voor collectievorming ter beschikking staat.
Inderdaad moet op grond van het aanwinstenoverzicht
worden erkend dat men met minimale middelen veel goeds
tot stand heeft weten te brengen. Smaakmakend in de qua
omvang bescheiden collectie zijn vooral de videowerken
Trembling Time van Yael Bartana (2001, verworven 2002),
Urban Surface van Gabriel Lester (2005), de ruimtelijke
installatie Jump van Job Koelewijn (2005, verworven
2006), het in het gemeentehuis opgestelde plexiglazen
Kompaktes Kommunehaus van Carsten Holler (2001, ver-
worven 2004) en een in 2004 aangekochte groep werken
uit de periode 1994-1997 van Yael Davids — vrijwel de

8 sept - 4 nov
Solotentoonstelling
Thomas Zipp (DE)
"WHITE DADA"

Ondertussen 11

enige kunstenaar die met een substantieel ensemble in de
verzameling is vertegenwoordigd. Verder omvat de collectie
onder andere een lichtsculptuur van Bik/Van der Pol en
nogal weinigzeggende fotowerken van Jan de Cock (2002)
en Barbara Visser (2000-2006, verworven 2007). Deze
greep uit het aanwinstenoverzicht maakt duidelijk dat het
museum zich richt op veelbelovende startende kunste-
naars, maar daarnaast beoogt de collectie te voorzien van
ankerpunten in de vorm van enkele reeds gearticuleerde
posities die men voor de actuele Nederlandse situatie van
belang acht — al lijkt de selectie me in dat opzicht enigszins
onevenwichtig. Typerend is verder het accent op reprodu-
ceerbaar werk. Hoewel ongetwijfeld ten dele ingegeven
door budgettaire overwegingen — al benaderen foto’s en
video's uit een kleine oplage op de markt intussen vaak het
prijspeil van unica — ligt daarin onmiskenbaar ook een
inhoudelijk statement besloten. Naast de vrijwel exclusieve
keus voor ‘nieuwe’ boven klassieke media wordt in het ten-
toonstellings- en aankoopbeleid van De Paviljoens het aura
rond uniciteit sterk gerelativeerd en worden bovendien de
scheidslijnen tussen autonome en gebonden kunst stelsel-
matig als diffuus en poreus opgevat. Zo heeft men een deel-
collectie kunstenaarsdrukwerk aangelegd die behalve edi-
ties van autonoom werkende kunstenaars als Stanley
Brouwn, Pierre Huyghe en Chikako Watanabe ook toege-
past grafisch werk bevat, met ontwerpen van voormalig
huisontwerper Goodwill en van Alon Levin. Daarnaast rea-
liseerde het museum verschillende kunstenaarsprojecten
in de vorm van ansichtkaarten, boekpublicaties en affiches,
waarvan de bezoeker er enkele gratis mee mag nemen.

Als klein maar ambitieus museum in de provincie ope-
reert De Paviljoens in een delicaat krachtenveld: enerzijds
voert men overduidelijk een geprofileerd beleid op artistiek-
inhoudelijke grondslag, dat vooral een geinformeerd
publiek bedient dat in meerderheid van buiten de gemeen-
te- en provinciegrenzen komt. Aan de andere kant dient het
publieksgroepen uit de eigen omgeving aan zich te binden
— al was het maar om zich te verzekeren van de mentale en
financiéle steun van lokale bestuurders. De Paviljoens is er
redelijk in geslaagd die tegengestelde ambities te vertalen in
een consistent programma. De inspanningen om de eigen
bevolking bij zijn activiteiten te betrekken kunnen onmoge-
lijk worden afgedaan als een verplichte exercitie. Tegelijk
blijven de educatieve programma’s overwegend gebonden
aan vormen van kunst die door hun specialistische beeld-
taal en discursieve kadrering voor de leek niet altijd even
toegankelijk zijn — wat ongetwijfeld de reserve van lokale
bestuurders tegen de instelling heeft gevoed. Vermoedelijk
zouden zij graag zien dat De Paviljoens zich in de toekomst
exclusief toelegt op projecten waarbij de plaatselijke bevol-
king liefst vanuit de (verondersteld) eigen belevingshorizon

8 sept - 7 okt in
het Schaduwkabinet:
Presentatie door
de curatoren van
CP 2006/2007:

WTHE GO- BETWEEN"

de Appel arts centre Nieuwe Spiegelstraat 10, Amsterdam. www.deappel.nl

Artipoli : probleem met PDF
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wordt aangesproken, zoals in het recente krokettenproject
van Tilmann Meyer-Faje, waarvan de wanstaltige fysieke
overblijfselen — een als reuzenkroket vermomd ventkarretje
— voor dit overzicht de tentoonstellingsruimte zijn ingere-
den. Of erger: dat het zich beperkt tot hardcore educatieve
projecten zonder artisticke moeilijkdoenerij. De weg daar-
heen is ze overigens door het museum zelf gewezen met het
ganzenbordachtige Japanse gezelschapsspel van Chikako
Watanabe over de wederwaardigheden van de plaatselijke
boerenstand (Stadsboerderij Sugoroku, 2005).

Wat daarmee overboord zou worden gezet is de ambitie
om aan de hand van een kleine, maar goede en coherente
verzameling een visie te laten zien op de eigentijdse kunst
en de uiteenlopende manieren waarop die nieuwe perspec-
tieven kan openen op de eigen leef- en belevingswereld.
Want terwijl slechts een beperkt aantal van de werken in de
collectie rechtstreeks gaat over de laatmoderne polderag-
glomeratie Almere, verhoudt het merendeel ervan zich op
de een of andere manier tot de leefcondities in een heden-
daags (sub)urbaan leefklimaat. Het meest prikkelend zijn in
dat opzicht de werken waarin de vertrouwde stedelijke of
landelijke omgeving door perceptuele manipulaties als
vreemd en ongrijpbaar wordt voorgesteld, zoals de visuali-
satie van stedelijk geluidsruis in het posterproject Urban
Hymns (2006) van Niels Schrader, de spookachtige stads-
beelden in Gabriel Lesters Urban Surface, Gerco de Ruijters
fotografische vogelvluchtperspectieven op Nederlands geo-
metrisch verkavelde cultuurlandschap (1999-2003) of Job
Koelewijns licht-hallucinatoire ruimtelijke trompe-1’oeil
Jump (2005). Helaas ontgaat politiek-bestuurlijk Almere
van dergelijke subtiele ontregelingen van ingesleten kijk-
patronen blijkbaar de portee. Rogier Schumacher

- Tweeéntwintigduizendvijfhonderd; De Collectie Almere, aanwin-
sten 2001-2007 tot 21 oktober in De Paviljoens, Odeonstraat
3-5, Almere (036/54.50.400; www.depaviljoens.nl).

Publicaties

Richard Serra — Sculpture: Forty Years. Serra’s Triumph
— onder die titel heeft de Amerikaanse romancier John
Updike zich in The New York Review of Books uitgesproken
over deze publicatie en de tentoonstelling in het MoMA
waarvan ze de catalogus is. Het boek als object is alleszins
op een triomfantelijke wijze gigantisch: duur, zwaar, gebon-
den, nagenoeg onhanteerbaar. Het bevat onder de titel
Plates meer dan 300 bladzijden met foto’s van werken uit de
periode 1966-2006. De eerste 100 bladzijden worden inge-
nomen door tekst: een voorwoord en acknowledgments,
gevolgd door vier ‘kritische’ stukken: een lang interview
met Serra en drie essays.

Het is misschien niet verwonderlijk dat het discursieve
gedeelte hagiografisch genoemd moet worden: de bijdragen
komen van de curatoren (Kynaston McShine en Lynne
Cooke) en van twee Amerikaanse kunsthistorici (Benjamin
D.H. Buchloh en John Rajchman). De problematiek van de
teksten laat zich samenvatten door middel van een reeks
‘asymptotische relaties’. Conceptueel gezien gaat het

Richard Serra

Lead Piece, 1968

namelijk om vertogen die het ‘werk’ en de ‘intentie’ zo dicht
mogelijk op de huid zitten: de functie van kritiek wordt
gezien als een zo getrouw mogelijke benadering van de
argumenten, de uitgangspunten en de ‘uitspraken’ van
haar onderwerp. Dat blijkt alleen al uit het feit dat de meest
geciteerde bron Serra zelfis; de laatste tekst in de rij, van de
hand van Cooke over de landschappelijke in-situwerken,
opent met maar liefst vier motto’s, gesprokkeld uit veertig
jaar gesprekken met de kunstenaar. Daardoor kan het
gevoel ontstaan dat het werkelijk interessante deel van de
teksten zich in de voetnoten bevindt, als Buchloh bijvoor-
beeld kort de relatie van het werk met de ‘dialectiek van de
verlichting’ aanhaalt, zoals die einde jaren '40 door
Horkheimer en Adorno werd ‘onthuld’. Het andere extreem
van de kunstkritiek — ‘essayistische’ kritiek die het werk op
een creatieve manier net niet negeert — wordt door de
samenstellers van dit boek niet in overweging genomen.
Tot zover de relatie van de kritiek ten opzichte van het
werk. Het ‘onderwerp’ van de teksten, die dus expliciet op

Galerie UTOPIA

Bob Vanantwerpen
Stationsstraat 143
8340 Damme-Sijsele
gsm 0498-75.43.37

Ondertussen 12

Richard Serra
T.E.U.C.L.A., 2000-2001 (Torqued Ellipse Series)

zoek gaan naar de duidelijk aanwezige en ook door Serra
vooropgestelde waarde van het werk, is dan weer steeds de
relatie die het werk onderhoudt ten opzichte van de kritiek,
dat wil zeggen: hoe kan beeldhouwkunst, en die van Serra
in het bijzonder, ‘kritische activiteit’ verrichten? Het komt
er bijna altijd op neer dat het object op zoek gaat naar zijn
eigen opheffing, ten voordele van de ‘waarheid’ en de ‘wer-
kelijkheid’. In het eerste stuk, Richard Serra’s Early Work:
Sculpture between Labor and Spectacle van Buchloh, wordt
het werk polemische kwaliteiten toegedicht: het neemt, al
sinds de jaren '60, positie in tegen het minimalisme van
contemporaine kunstenaars als bijvoorbeeld Donald Judd.
Serra heeft altijd beeldhouwwerk gemaakt dat geen beeld-
houwwerk wou zijn, of althans toch geen autonoom object.
Het werk is niet te plaatsen, niet te redigeren, niet te inter-
preteren: “we cannot quite assign the sculptures to a pure-
ly phenomenological, visual, or structural register. [...] We
are not allowed the comforting sense of control supplied by
the translucent colors of Judd'’s plexiglas slabs or his polis-

Robert Kayser

info@galerie-utopia.be/www.galerie-utopia.be

openingsuren: weekend van 15u tot 18u
en dagelijks op afspraak

Vernissage op zaterdag 8 september 2007
De tentoonstelling loopt van 08.09.2007 tot 18.11.2007

cartoonist Karl Meersman

VIP'S, Very Important Paintings

Provinciale Prifs voor Vormgeving 2006
Gert Dooreman sueaar

Jos Devriendt, Marie Mees genomineerden

i.s.m. het Internationaal Filmfestival van Vlaanderen — Gent Erik Sijmons, Randoald Sabbe en Jan W. Hespeel, Mario Debaene geselecteerden

5 oktober tot en met 9 december 2007 5 oktober tot en met 9 december 2007

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

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

toegang gratis
openingsuren: dagelijks van 10 tot 17 uur,
gesloten op maandag

o
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hed brass boxes.” Rajchman gaat op dit elan verder in zijn
tekst Serra’s Abstract Thinking: de sculpturen moeten
‘beleefd’ en ‘ervaren’ worden, en kunnen precies daarom
het denken aanvuren. “This may be Serra’s great invention
in sculpture: his works become gigantic steel exercises in
thinking, great rusting machines in which the coordinates
of natural or habitual perception are scrambled and undo-
ne — but in such a way that one exits strangely refreshed,
one’s sensibilities heightened or quickened, as if new, unfo-
reseen connections and possibilities had been introduced
into one’s brain.” Wie dit leest zonder de tentoonstelling
bezocht te hebben, krijgt noodgedwongen het gevoel niet
op het feestje te zijn uitgenodigd: wat moeten we ons als
moderne mensen voorstellen bij dergelijke vitalistische of
zelfs romantische ervaringen? Het is daarom dat de mooiste
passage uit het boek gepaard gaat met meteen ook de mooi-
ste afbeelding: een gravure uit Alice’s Adventures in
Wonderland van Lewis Carroll. Steunend op Logique du Sens
van Deleuze, betoogt Rajchman dat iedereen die een recent
werk van Serra, zoals bijvoorbeeld Band uit 2006, ‘onder-
gaat’, zich voelt als Alice in haar wonderland: geen referen-
tiepunten, geen vaste codrdinaten, geen rechte wanden die
instituties, waarheden of zekerheden representeren — maar
spel, blijdschap, elegantie, verwondering en nieuw en ver-
nieuwend geluk! De fenomenologie van Merleau-Ponty
beweerde dat er geen objectieve ervaring bestaat; Deleuze,
en Serra met hem, ging nog verder door te stellen dat er
zelfs geen vast omschreven subjectieve ervaring bestaat — en
dat precies die toestand leidt tot een ongezien “thinking on
your feet”, met een zoveelste uitspraak van de artiest zelf.
Het is ook de titel van het essay van Cooke, dat een toepas-
sing is van dit ‘bevrijdingsdiscours’ op het meer landschap-
pelijke werk van Serra. “The very fact of the works’ site-spe-
cificity means that they, along with certain of the sculptu-
res he has erected in cities, raise political and social ques-
tions relating to placement, property, possession, privacy,
privilege, preservation, and public policy.”

John Updike, die de werken in het MoMA wel bezocht
heeft, vroeg zich in zijn recensie af of het sop de kool wel
waard is. “Only after one emerges from these ingeniously
destabilized spaces does a question of disproportion arise.
All this steel devoted to scrambling our habitual percep-
tions? Wouldn't the funhouse or Ferris wheel at the country
fair do just as well?” Die laatste vraag is niet helemaal
terecht: het domein van de kunst zal altijd de onuitgespro-
ken intentie van de artiest voor hebben op de werkelijkheid,
en net daarom zowel ongevaarlijk als effectief zijn. De vraag
waarmee Updike zijn stuk afsloot, en die hem werd aange-
reikt door een andere bezoeker, laat zich echter niet zomaar
aan de kant zetten: “Isn’t this capitalism?” Het is een van de
vele paradoxen die het werk van Serra met zich meebrengt:
welke macht representeert een gigantische (en gigantisch
dure) sculptuur die poogt zelf niets te representeren en zui-
ver ‘ervaringsmachine’ te zijn? Kan kunst tegelijkertijd
triomfantelijk succesvol en kritisch zijn? Hoe kritisch is
kunst nog als ze onophoudelijk toont en beklemtoont dat ze
afstand neemt van ‘waarheden’, als de afwezigheid van die
waarheden stilaan een vaststaand feit geworden is? En hoe
kan er een getrouw en betrouwbaar discours gevoerd wor-
den over non-objecten die het uitschakelen van discours

—p—

precies als oogmerk hebben? De grootste paradox ligt echter
hierin, dat de triomf van Serra’s werk van een diepgaander
en blijvender aard was geweest, als de tentoonstellingscata-
logus over de schouder van de kunstenaar, ook die thema'’s
had durven belichten. Christophe Van Gerrewey

- Richard Serra — Sculpture: Forty Years, New York, Museum
of Modern Art, 2007. ISBN 978-0262561303.

Jan Wils en de architectenmonografie. Sinds de jaren
'90 is een gestage stroom monografieén van architecten uit
de 20ste eeuw verschenen. De mate waarin aandacht is
besteed aan het vooronderzoek en de redactie verschilt sterk,
maar al bladerend door de werken die de laatste jaren zijn
gepubliceerd, ontstaat een gevarieerd beeld van de
Nederlandse architectuur. De boeken over nog werkzame
architecten stijgen zelden uit boven het niveau van een heel
dure reclamefolder, maar als er enige tijd zit tussen het laatst
opgeleverde ontwerp en het boek, is de geloofwaardigheid
doorgaans groter. Diverse architecten die in de loop der jaren
in meer of mindere mate in de vergetelheid zijn geraakt, tre-
den dankzij een monografie weer op de voorgrond. Daardoor
wordt het beeld van de Nederlandse architectuurgeschiede-
nis genuanceerd, minder gedomineerd door de bekende kun-
stenaar-architecten wier belang voor de Nederlandse archi-
tectuur in veel gevallen wordt overschat.

In de architectuurgeschiedschrijving van de 20ste ecuw
was er lang een bijna exclusieve aandacht voor een aantal
overzichtelijke stromingen als de Amsterdamse School, De
Stijl en het modernisme en voor de strijd tussen die stro-
mingen. Daarbij is de grote groep architecten genegeerd die
niet tot een stroming behoorden maar ondertussen van
grote invloed waren op de architectuur en de stad.
Bovendien leverden architecten die aanvankelijk wel ergens
waren ingedeeld vaak ook werk dat moeilijker te duiden,
maar daarom niet minder interessant was. Sinds de jaren
'90 verschuift de focus van veel architectuurhistorici en
richt men zich op de groep architecten die veel bouwden en
vaak wat minder lawaai maakten, mensen als B.T.
Boeyinga, J.M. de Casseres, F.A. Eschauzier, Jos Klijnen en
Cornelis Kruyswijk. En er komen nog belangwekkende
monografieén aan over minder bekende grootheden van de
19de en 20ste-eeuwse Nederlandse architectuur- en ste-
denbouwgeschiedenis, waaronder P. Verhagen en W.G.
Witteveen.

In die lijn kan ook het nieuwe boek van Herman van
Bergeijk over de Haagse architect Jan Wils (1891-1972)
gezien worden. Van Bergeijk, die jaren geleden een door-
timmerd werk over de beroemde W.M. Dudok produceerde,
heeft nu een architect bestudeerd die minder aanbeden
wordt. Jan Wils, De Stijl en verder begint met een statement:
Van Bergeijk wil de architectuurgeschiedenis anders bena-
deren, want die is te veel geschreven als een reeks van
meesterwerken. Jan Wils is door verschillende oorzaken op
de achtergrond geraakt en dat vindt Van Bergeijk niet
terecht. Hij schrijft dat Wils zelf vond dat de architect niet
zozeer een kunstenaar zou moeten zijn, maar een meer
bescheiden, dienende taak zou moeten hebben. Wils pleitte
voor een architectuur zonder helden. De vraag die zich dan
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Jan Wils
Olympisch Stadion Amsterdam, 1926-1928

direct aandient: is het mogelijk een monografie te schrijven
zonder de hoofdpersoon tot held te bombarderen?

Het boek is verdeeld in een groot deel over de gloriejaren
van Wils en een klein deel over het minder bekende naoor-
logse werk, ingeklemd tussen een uitgebreid inleidend arti-
kel en een epiloog. In de gloriejaren ontwierp Wils bekende
gebouwen zoals het Haagse woningbouwproject de
Papaverhof (1919-1920) en in Amsterdam het Olympisch
Stadion (1926-1928) en het City Theater (1934-1935).
Dat zijn hoogtepunten in hun soort. De Papaverhof, een
levendig complex middenstandswoningen, stond niet op
zichzelf in het oeuvre van Wils. Hij schreef diverse malen
over woningbouw en over het stadsbeeld en bouwde veel
woningen. De Papaverhof kende een bijzondere ordening,
de woningen waren zorgvuldig ontworpen en kwamen
voort uit een belangstelling van Wils voor cooperatief
wonen — hij was een tijdlang overtuigd communist en later
vrijmetselaar. De Papaverhof is wellicht exemplarisch te
noemen voor Wils’ woningbouw.

In het ontwerp van het Olympisch Stadion, gebouwd
voor de Olympische Spelen van 1928, kon Wils zijn belang-
stelling kwijt voor sport, de architectuur van massa-evene-
menten en voor de nieuwste bouwtechnieken. In de jaren
erna zou Wils op diverse plekken sportcomplexen bouwen.
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Het City Theater belichaamde Wils’ interesse voor de voor-
uitgang der techniek. Maar ook buiten deze bekende ont-
werpen is het oeuvre van Wils onverwacht gevarieerd en
groot. Hij schreef bovendien veel en over uiteenlopende
onderwerpen. Naast een uitgebreid geillustreerd overzicht
van Wils’ ontwerpen is in het boek daarom een aantal van
zijn geschriften integraal afgedrukt. Zo kan de lezer zich
een compleet beeld van de architect vormen.

Veel aandacht besteedt Van Bergeijk aan de inspiratiebron-
nen van Wils. De Amerikaanse architect Frank Lloyd Wright
neemt een centrale plek in het boek in, ook omdat Wils zelf
veel over hem schreef. H.P. Berlage, een van de leermeesters
waar Wils enige tijd werkte, is vooral in het begin van het
boek belangrijk, net als De Stijl, het tijdschrift en de kunst-
stroming waaraan kunstenaars als Mondriaan, Van
Doesburg en Oud verbonden waren en waar Wils enige tijd
bij betrokken was. Later in zijn leven richtte Wils zich meer op
het lokale, Haagse leven en werd hij actief binnen clubs als de
Haagse Kunstkring en de vrijmetselaars. Deze contexten voe-
gen veel toe aan het inzicht in de architectuur van Wils.

Daarnaast plaatst Van Bergeijk Wils in een zeer brede
maatschappelijke en culturele context. Hij vergelijkt Wils
om de haverklap met andere architecten uit binnen- en bui-
tenland. Gaat het over Wils’ belangstelling voor de sport,
dan komt Le Corbusier om de hoek kijken (ook een fervent
sporter), gaat het over het kantoor voor O.L.VE.H., dan
wordt niet alleen de assistente van professor Aldo Rossi
genoemd, maar ook een verregaande vergelijking gemaakt
met het stadhuis van Dudok, ook al is dat een ander
gebouwtype in een andere stad op een ander soort locatie.
De vergelijking is misschien begrijpelijk omdat Van Bergeijk
op Dudok is gepromoveerd. Maar dat de auteur Dudok als
een beter architect dan Wils naar voren schuift, leidt tot een
passage die op génante wijze de eigenlijke bespreking van
het O.L.V.E.H.-gebouw voorafgaat. Het is dan moeilijk om
dat gebouw nog onbevangen te bestuderen. Op meerdere
momenten wordt de context die Van Bergeijk schetst al te
breed. De namen en referenties vliegen de lezer om de oren.
In de epiloog haalt Van Bergeijk op één pagina Johan
Huizinga, Sigfried Giedion en Friedrich Nietzsche erbij om
het werk van Wils te duiden, waardoor de arme Wils uitein-
delijk ondersneeuwt. Dan lijkt het erop dat Van Bergeijk
zich liet meeslepen en Wils heeft ingezet om zijn eigen eru-
ditie te tonen.

Maar al met al is dit complete, verzorgde overzicht van Wils’
werk een passend monument voor een architect die veel meer
te bieden heeft dan de paar hoogtepunten die hem bekendheid
hebben opgeleverd. Iemand die moeilijk te plaatsen is in de
overzichtelijke reeks van stromingen en meesterwerken, maar
die zeer belangrijk geweest is voor de Nederlandse architec-
tuur. Hij is niet als held vereerd door Van Bergeijk, soms komt
hij er zelfs bekaaid van af, maar de tekeningen en foto’s spre-
ken voor zich. Dorine van Hoogstraten

-> Herman van Bergeijk, Jan Wils, De Stijl en verder, Rotterdam,
Uitgeverij 010, 2007. ISBN 978-90-6450-567-6.

Hans Haacke. For Real. Works 1959-2006. Hans Haacke
is een kunstenaar die de wereld een geweten wil schoppen.
Sinds het eind van de jaren '60 maakt hij naam en faam
met werken die de kunstwereld kritisch doorlichten. Zo
vraagt hij in 1969 aan de bezoekers van zijn solotentoon-
stelling in de Howard Wise Gallery in Manhattan om hun
geboorteplaats en domicilie op te geven. De resultaten bun-
delt hij tot het werk Gallery-Goers Birthplace and Residence
Profile Part 1 & 2. Haacke maakt ook grimmiger werk dat
zich niet beperkt tot de institutionele sfeer, maar inspeelt op
actuele maatschappelijke of politieke kwesties. In Shapolsky
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Hans Haacke

Germania, Biénnale van Venetié, 1990

et. al. Manhattan Real-Estate Holdings, A Real-Time Social
System, as of May 1, 1971 brengt hij met documentaire
foto’s en kurkdroge grafieken de transacties van een New
Yorks vastgoedkantoor in kaart. Het werk is bestemd voor
een solotentoonstelling in het Guggenheim Museum in
New York, maar wordt door de museumdirectie geweigerd
omdat het de kritische inhoud ongepast vindt. Als wraak
maakt Haacke in 1974 het werk Solomon R. Guggenheim
Museum Board of Trustees, waarin hij de economische ban-
den van de leden van de board of trustees van het
Guggenheim op een rijtje zet. In Der Pralinenmeister uit
1981 heeft hij het gemunt op Peter Ludwig, een van de
machtigste en invloedrijkste verzamelaars en mecenassen
in toenmalig Duitsland.

Haacke verpersoonlijkt de kritische verhouding tot het
kunstapparaat en geldt als protagonist van de institutionele
kritiek. Hij wordt steevast in een adem genoemd met tijd-
genoten als Daniel Buren, Dan Graham, Marcel
Broodthaers of Michael Asher. Maar Haacke geldt ook als
boegbeeld van de geéngageerde of ‘politieke’ kunst, met
onderwerpen als racisme, apartheid, industriéle uitbuiting
of militair beleid. Zo wijst hij in Wij geloven in de macht van
de verbeeldingskracht uit 1980, zijn bijdrage aan de tentoon-
stelling Kunst in Europa na '68 in het voormalige Museum
van Hedendaagse Kunst in Gent en opgenomen in de collec-

Ondertussen 14

Hans Haacke

Der Bevolkerung, 2000, Duits parlement, Berlijn

tie van het huidige SM.A.K., op de leveringen van de
Belgische wapenfabrikant EN. aan het Zuid-Afrikaanse
apartheidsregime. Recent stelde hij het oorlogsbeleid van
George. W. Bush aan de kaak. Hij veroorzaakte grote
opschudding in de Verenigde Staten door, naar analogie
met de Amerikaanse gevangenispraktijken op onder meer
Guantanamo, een geblindeerde man te portretteren, maar
dan met een zak die is gemaakt uit het stuk van de
Amerikaanse vlag met de sterren.

Voor een dubbeltentoonstelling in respectievelijk de
Akademie der Kiinste in Berlijn en de Deichtorhallen in
Hamburg in het najaar van 2006 werd het oeuvre van
Haacke tussen 1959 en 2006 verzameld en in kaart
gebracht. Gelijktijdig verscheen een lijvige catalogus. Naast
een uitgebreid beeldkatern met korte duidende teksten en
een verzameling van Haackes geschriften, bevat het boek
drie kritische essays. De auteurs, Walter Grasskamp,
Benjamin Buchloh en Rosalyn Deutsche, zijn stuk voor stuk
oudgedienden in de kritische receptie van Haacke en komen
allesbehalve met een verrassende aanpak aanzetten.
Grasskamp houdt het in de tekst Kassel New York Cologne
Venice Berlin bij een gedegen, maar louter historisch ver-
toog, opgehangen aan de steden waarin de kunstenaar
belangrijke werken maakte. In The Art of Not Being Governed
Quite so Much belicht Deutsche overtuigend Haackes inte-
resse en engagement in de publieke ruimte, de hedendaagse
politiek en de democratie, met het briljante werk Der
Bevélkerung uit 2000 in het Duitse parlement in Berlijn als
hoogtepunt. Op zijn voorspelbare apologetische en teleolo-
gische toon en met het obligate terminologische spervuur
analyseert Buchloh Haackes ontegensprekelijke bijdrage
aan “de dramatische omwentelingen” binnen de postmini-
malistische en conceptuele kunst. Ondanks zichzelf biedt de
tekst de nodige stof tot nadenken. Buchloh doet immers zo
zijn best om het oeuvre van Haacke in een strak en water-
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dicht narratief te gieten, dat hij er onwillekeurig een van de
zwakste punten van blootlegt. Hij begint immers met zich
druk te maken over het feit dat het zo lang geduurd heeft
vooraleer Haacke een plaats kreeg in de historische canon
van het medium beeldhouwkunst. Kregelig merkt hij op dat
de kunstenaar in een standaardwerk als Rosalind Krauss'’
Passages in Modern Sculpture niet eens wordt besproken, in
het recente The Sculptural Imagination van Alex Potts slechts
een voetnoot krijgt en niet geselecteerd werd voor een
belangrijke tentoonstelling als Qu'est-ce que la sculpture
moderne? in het Centre Pompidou in 1986. Maar hij heeft
onmiddellijk een verklaring voor deze onterechte ‘uitslui-
ting’. Ze is simpelweg te wijten aan de “radicale aanval op
de rigide categorische conventies en discursieve grenzen
van de beeldhouwkunst” die Haacke sinds de jaren '70
heeft uitgevoerd. Zijn werk past in geen enkel artistiek of
institutioneel register en breekt met alle heersende parame-
ters in de sculpturale conceptie en productie. Vervolgens zet
Buchloh een verhaal in dat, zoals de titel From Factographic
Sculpture to Counter-Monument laat vermoeden, begint bij de
vroege grafische en op data gebaseerde werken en eindigt
met de recente monumenten en gedenktekens. Het eind-
punt is Haackes installatie Germania in het Duitse paviljoen
op de Biénnale van Venetié¢ in 1990. In dit bekende werk
bracht Haacke een donker hoofdstuk uit de geschiedenis
van het paviljoen naar boven. Nadat Hitler in 1933 de
macht had gegrepen, ondernam hij zijn eerste buitenlandse
reis naar Italié om er Benito Mussolini te ontmoeten, en
tegelijk een bezoek te brengen aan het Duitse paviljoen op
de Biénnale. Na afloop van zijn bezoek liet Hitler het pavil-
joen grondig verbouwen. Het kreeg een neoclassicistische
facade, het parket werd vervangen door een travertijnen
vloer en tot slot werd een Duitse adelaar op een krans rond-
om een swastika boven de ingang gehangen. Haackes
installatie bestond uit een viertal dramatische ingrepen.
Waar eertijds de swastika hing, plaatste Haacke een uitver-
grote replica van een Duitse mark met als datum 1990, het
jaar van de Duitse eenmaking en de keuze om de West-
Duitse mark als nationale munt aan te nemen. Net achter
de ingang bracht hij een rode wand aan, met daarop een
zwart-witfoto van Hitlers bezoek aan het paviljoen in 1934.
Binnen brak hij de marmeren vloer volledig op en blokte in
zwarte letters het woord Germania op de centrale muur.
Germania was de nieuwe naam die Hitler had voorzien voor
Berlijn na zijn verhoopte overwinning in de Tweede
Wereldoorlog en na de hertekening van de stad door de
architect Albert Speer. Terwijl het werk duidelijk op
Buchloh'’s goedkeuring kan rekenen, zadelt het hem tegelijk
met een probleem op. Germania brengt, zoals het een goed
institutioneel kritisch werk nu eenmaal betaamt, een en
ander ‘aan het licht’ over zijn context. Maar in vergelijking
met de ‘feitelijke’ en zakelijke aard van Haackes vroegere
werken, heeft het een ronduit theatraal, zelfs bombastisch
karakter. Hoewel eerdere werken als MetroMobilitan
(1985), Les Must de Rembrandt (1986) of Und Thr habt doch
gesiegt (1988) ook een theatrale enscenering kenden, is
Germania toch van een schaal en dramatiek die voor Haacke
ongewoon ‘spectaculair’ is. Het werk doet een hoogst sym-
bolische interventie. Met de opengelegde vloer ‘verbeeldt’
het letterlijk dat het de grond vanonder het net eengemaak-
te Duitsland en het hernieuwde nationaliteitsgevoel wil
weghalen. Dat dit al bij al resulteert in een pathetische en
gezwollen geste, probeert Buchloh te omzeilen door de lezer
te doen geloven dat Germania een “totaal nieuwe esthetiek
van geénsceneerd spektakel” aankondigt, en dat men het
kan beschouwen als een voorloper van de hedendaagse
spectaculaire installatiekunst, met als voorbeeld onder
meer Thomas Hirschhorn, een van de weinige hedendaag-
se kunstenaars die hij zijn aandacht waardig acht. De ver-
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Nieuwe publicaties

« Alys, Francis. Francis Aljjs. London, Phaidon, 2007.
160 pp. 300 ill. ISBN 978-0-7148-4321-6
Eerste monografie over deze kunstenaar waarin onder andere een
interview met en teksten van Francis Alys.

 Alys, Francis. The Sign Painting Project (1993-1997):
A Revision. London, Steidl & Partners, 2007 (okt.).
220 pp. 300 ill. ISBN 978-3-86521-290-0

« Alys, Francis; Ferguson, Russell. Francis Aljjs: The
Politics of Rehearsal. London, Steidl & Partners, 2007
(okt.). 144 pp. 90 ill. ISBN 978-3-86521-474-4

» Hoozee, Robert. British Vision. Van Constable tot Bacon.
Waarneming en verbeelding in de Britse kunst van 1750
tot 1950. Antwerpen, Mercatorfonds, 2007 (okt.).
400 pp. 320ill. ISBN 978-90-6153-747-2
Dit boek wordt gepubliceerd naar aanleiding van de gelijknamige
tentoonstelling in het schitterend gerenoveerde Museum voor
Schone Kunsten te Gent (van 6 oktober 2007 tot 13 januari 2008).

* Kellein, Thomas. The Dream of Fluxus. George Maciunas:
An Artist’s Biography. London / Bangkok, Edition
Hansjorg Mayer, 2007. 160 pp. 100 ill.

ISBN 978-0-500-97665-4

George Maciunas (1931-1978) was de stichter en inspirator van
Fluxus. Het was ook hij die de kenmerkende typografie verzorgde
van het drukwerk dat werd gerealiseerd voor deze beweging.

Hij had zeer radicale ideeén over wat kunst moest zijn. Volgens
hem moesten musea, theaters, opera’s en uitgevers verdwijnen.
Door het liquideren van de instituten zou kunst sterk vereenvou-
digen waarna iedereen kunst zou kunnen maken en verkopen
aan goedkope prijzen. George Maciunas stierf verarmd.

* Kelley, Mike. Day is Done. New York, Gagosian Gallery,
2007. 584 pp. ISBN 978-0-300-12425-5
Een dikke publicatie, met veel kleurenfoto’s en stills, over een ten-
toonstelling/video-installatie. De beelden worden verduidelijkt
met teksten van John Welchman en Mike Kelley, inclusief CD.
Het werk Day is Done is een ‘musical’ samengesteld uit 32 aparte
video’s. Elke video toont één re-enactment van een oude foto gese-
lecteerd uit een oud schooljaarboek over buitenschoolse activitei-
ten (gethematiseerde verkleedpartijen, theaterstukjes, Halloween,
religieuze activiteiten enzovoort).

* Marker, Chris. Staring Back. Cambridge, The MIT Press,
2007.168 pp. 200 ill. ISBN 978-0-262-08365-2
De Franse cineast Chris Marker (°1921) is ook geinteresseerd in
fotografie. Staring Back toont een selectie van 200 portretten,

gefotografeerd tussen 1952 en 2006 tijdens zijn vele reizen.

Het boek bevat enkele ongepubliceerde teksten van Chris Marker
(onder andere The Case of the Grinning Cat) evenals verschillende
annotaties bij de foto’s door hemzelf. Verder zijn essays opgeno-
men van Bill Horrignan en Molly Nesbit. Het boek verscheen naar
aanleiding van een tentoonstelling in het Wexner Center for the
Arts in The Ohio State University (12 mei— 12 augustus 2007).

* McCarthy, Paul. Air Born— Air Borne — Air Pressure.
London, Steidl & Partners, 2007. 128 pp. 40 ill.
ISBN 978-3-86521-489-8
Paul McCarthy exploreert met zijn video’s, installaties en perfor-
mances de donkere kant van de westerse samenleving. Met zijn
opblaasbare sculpturen voegt hij een nieuw hoofdstuk toe aan
zijn oeuvre. Dit boek toont alle opblaasbare sculpturen die tot nu
toe gerealiseerd zijn.

» Ranciére, Jacques. Het esthetisch denken (Politiek en
esthetiek / Het esthetisch onbewuste). Amsterdam, Valiz,
2007. 144 pp. ISBN 978-78088-15-8
Het esthetisch denken bestaat uit een vertaling door Walter van der
Star van twee teksten van Jacques Ranciere (Algiers, 1940):

Le Partage du sensible. Esthétique et politique (2000) en L'Inconscient
esthétique (2001). Deze Franse filosoof was tot 2000 hoogleraar
aan de Université de Paris VIII. Na zijn publicaties over politieke
filosofie heeft hij zijn aandacht gericht op de visuele cultuur en
het verband tussen politiek en esthetiek. Deze twee domeinen zijn
volgens Jacques Ranciére onlosmakelijk met elkaar verbonden.
Het boek is het eerste deel van een reeks publicaties met sleutel-
teksten van hedendaagse denkers over kunst en cultuur in
Nederlandse vertaling. Deze reeks kreeg de titel Tekst & Context.

De publicaties worden telkens gecontextualiseerd met essays en een
interview met de auteur. Er volgen nog publicaties van onder ande-
ren Serge Daney en Boris Groys maar ook van kunstenaarsteksten.

* Van Eyck, Aldo. Writings. Amsterdam, Boom/Sun,
2007. 2 vol. 208 pp. 325 pp. ISBN 978-908506262-2
Aldo Van Eyck (1918-1998) was een modernistisch architect die
ook via het schrijven reflecteerde over zijn vakgebied. Deel 1 van
deze uitgave, getiteld, is geschreven op basis van lessen die Aldo
Van Eyck in 1960 gaf aan de universiteit van Pennsylvania. Deze
tekst wordt hier voor het eerst gepubliceerd. Het tweede deel
bevat de geschriften uit de jaren 1947-1998 met een breed scala
aan onderwerpen, onder andere zijn polemieken met het post-
modernisme.

» Weiner, Lawrence. Something to put something on.
Gottingen, Little Steidl, 2007. ISBN 978-3-86521-491-1
Dit boek is bestemd voor kinderen maar ook voor liefhebbers van
het kunstenaarsboek. Deze titel is de eerste in de reeks Little Steidl
van de uitgeverij Steidl.

Samenstelling: Marc Goethals

gelijking met het werk van Hirschhorn gaat echter niet op.
Hirschhorns kritische identificatie en verlichte omgang met
het hedendaagse spektakel door middel van een delirische
vormentaal en allerhande dubbelzinnige beeldstrategieén,
is bij Haacke niet aan de orde. Daarvoor is hij veel te serieus
en wil hij te ‘correct’ zijn. Haacke behoort net als Buchloh
tot een generatie voor wie spektakel altijd verdacht zal blij-
ven. Haacke zal zich nooit in de schijn en het bedrog van het
spektakel kunnen wentelen. Hij moet het ‘ontmaskeren’. De
titel van de catalogus vat trouwens duidelijk de ambitie van
het werk samen: het wil ‘werkelijk’ zijn. Germania bewijst
echter dat dit streven, wanneer het een ietwat grotere
schaal aanneemt, in een kitscherige en groteske installatie
resulteert — een gevaar dat Hirschhorn en consoorten
voortdurend bespelen en op sluwe wijze uitbuiten.

Tegelijk is Germania representatief voor het globale oeuvre
van Haacke. Dat bulkt immers van de gewichtige werkstuk-
ken, maar biedt slechts weinig intrigerende kunstwerken. Bij
te veel werken weegt de kritische ‘boodschap’ zo zwaar door
dat het uiteindelijke beeld ontgoochelt of ronduit tegenvalt.
Dat verklaart wellicht waarom de voorliggende oeuvrecatalo-
gus op een manual voor politiek correcte en maatschappij-
bewuste kunst lijkt. Erg prikkelende literatuur levert dat niet
op, maar wel ideaal voer voor cursussen en syllabi in de kriti-
sche kunsttheorie en -geschiedenis. Wouter Davidts

- Matthias Fliigge & Robert Fleck (red.), Hans Haacke. For
Real. Works 1959-2006, Diisseldorf, Richter Verlag, 2006.
ISBN 3-88331-105-7 (www.richter-verlag.de).

ANTIQUARIAAT

DE BLINDE REIZIGER
LITERATUUR KUNSTEN ZELDZAME EDITIES

inkoop - verkoop

Burgstraat 45 - B-9000 Gent - 09 324 09 80
info@theblindtraveler.com - www.theblindtraveler.com
dinsdag t/m zaterdag 12-18u

ter gelegenheid van het vijfjarig bestaan wordt een editie/5 van Honoré 8’ O aangeboden

Galerie Gabriél Van De Weghe — Wortegem

Joan Miro

grafisch werk 1953-1981

zaterdag 29 september tot zondag 28 oktober 2007

Open op zaterdag & zondag van 11 tot 18 uur — 0478 25 80 44 — Anzegemseweg 11 — 9790 WORTEGEM - galerie.vandeweghe @skynet.be

o
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Tentoonstellingsagenda
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Ondertussen 16

agenda...

lingsruimte gerangschikt.

Hoe uw tentoonstellingsgegevens opgenomen kunnen worden in de

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-

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 63-31-38-452. 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.

Belgié

Aalst

Netwerk

Houtkaai z/n — 9300 Aalst

053.78.89.81 wo-za 14-18u

1 ‘Letusbeus’ — Lieven de Boeck /
‘Universal House — Border Square’ —
Laurent Liefooghe /‘White House’ —
Lida Abdul /Sickle’ — Laurent Liefooghe /
‘Viewmaster’ — Heike Langsdorf & Ula
Sickle [tot 20/101 Q Beatrijs Albers &
Reggy Temmermans [10/11 tot 16/12]

Antwerpen

Base-Alpha Gallery

Kattenberg 12 — 2140 Antwerpen
03.295.86.36 wo-za 14-18u

O Nadia Naveau, Han Hoogerbrugge,
Ondrej Bordy, Rachel Agnew, Happy
Famous Artists [tot 27/101

deSingel

Desguinlaan 25 — 2018 Antwerpen
03.248.28.28 woe-zo 14-18u
0'35m3’ - Ura: Yves Malysse, Kiki
Verbeeck & Joost Verstraete [20/9 tot
28/101Q ‘The wrong House’ — Alfred
Hitchcock & Pauhof [20/9 tot 16/121
1 Curating the Campus: To Pee in
Public or Private Spaces’ — Jan Fabre,
Pierre Bismuth, Dominique Gonzales-
Foerster, Matt Mullican, Itziar Okariz,
Joélle Tuerlinckx, Richard Venlet, Rémy
Zaugg [tot 31/121

Extra City

Klamperstraat 40 — 2060 Antwerpen
03.272.28.80 di-zo 12-19u do 12-21u
O ‘Thinking Architecture #2 — Beginners
& Begetters’ / ‘Coffee’ — Ayse Erkmen /
‘Self Fashion Show’ [tot 23/9]

FotoMuseum

Waalse Kaai 47 — 2000 Antwerpen
03.242.93.00 di-zo 10-18u

O ‘Collectiepresentatie Agfa-Gevaert’
[tot 6/11

Galerie Annette De Keyser
Generaal Belliardstraat 19 — 2000
Antwerpen

03.231.90.56 wo-za 14-18u
 *Resonance’ — Francesco Russo &
Marielle Soons [tot 3/111

Galerie Art Forum

Nassaustraat 15 — 2000 Antwerpen
03.234.21.60 wo-do-vr 9-17u

1 Ageeth Leemkuil & Stefaan Roestraete
[23/9 tot 26/101

Galerie Ludwig Trossaert
Museumstraat 29 — 2000 Antwerpen
03.257.25.52 woe-zo 14-18u

Q ‘Rondom ZUIDERZINNEN' - Anne
Vernimmen, Audrey Howlett, Romain
Wauman [tot 6/101

Galerie Van Der Mieden
Pourbusstraat 15 — 2000 Antwerpen
03.231.77.42 wo-za 14-18u

1 *Schemerschijn’ — Ronals Zuurmond
[tot 207101

In-Between

Paardenmarkt 90-92 — 2000 Antwerpen
03.232.22.29 wo-za 11-18u

Q Wendy Morris [20/9 tot 18/101

1 Kaatje Lannoo & Nicolas Verhulst
[25/10 tot 22/111

Koningin Fahiolazaal

Jezusstraat 28 — 2000 Antwerpen
03.203.42.04 di-zo 10-17u

Q ‘De Grote Van Kiel. Cornelis Kiliaan
en het woordenboek in de Nederlanden’
[10/11 tot 6/11

KMSKA

Leopold de Waelplaats — 2000 Antwerpen
03.238.78.09 di-za 10-17u zo 10-18u

Q ‘MuHKA te Gast’ [tot 18/111

1 *Het atelier van Roel D'Haese’ [tot 9/12]

Lokaal 01

Provinciestraat 287 — 2060 Antwerpen
03.238.81.66 do-za 13-17u

O ‘For i in range (3)’ — Karen Vermeren,
Wouter Van der Hallen, Frédéric Albers
[tot 23/9]

MoMu

Nationalestraat 28 — 2000 Antwerpen
03.470.27.70 di-zo 11-18u

O ‘Het Totaal Rappel’ — Berhard Willhelm
[tot 27/11

Museum Mayer van den Bergh

Lange Gasthuisstraat 19 — 2000 Antwerpen
03.232.42.37 di-zo 10-17u
 ‘Vrouwenportretten’ — Eugeen Van
Mieghem [27/10 tot 27/11

MuHKA

Leuvenstraat 32 — 2000 Antwerpen
03.260.99.99 di-zo 10-17u

3 ‘Welcome Home. Hommage aan Fred
Bervoets’ [tot 7/101 1 ‘Lonely at the
Top #5’ — Annik Leroy [tot 21/101

Q ‘MuHKA te Gast in het KMSKA'/
‘Jubilee. 20 jaar MuHKA’ [tot 18/111
O ‘Stage Fright’ /‘Lonely at the Top #6’
— Ives Maes /'If I can’t dance, I Don’t
Want To Be Part Of Your Revolution’
[27/10 tot 6/11

Objectif_Exhibitions

Coquilhatstraat 14 — 2000 Antwerpen
0496.504.206 do-za 14-18u

Q Pavel Biichler [tot 25/101

Openluchtmuseum voor beeldhouw-
kunst Middelheim

Middelheimlaan 61 — 2020 Antwerpen
03.827.13.50 di-zo 10-17u

A ‘Air Born / Air Borne / Air Pressure’ —
Paul McCarthy /‘Walking into a Cloud’ —
Luk van Soom [tot 28/101

Rockoxhuis

Keizerstraat 12 — 2000 Antwerpen
03.216.22.11 di-zo 10-17u

00 dierbaar Antwerpen. Dierenplezier
in het Rockoxhuis’ [tot 30/9]

Tim Van Laere Gallery

Verlatstraat 23-25 — 2000 Antwerpen
03.257.14.17 di-za 14-18u

 ‘Hymns for Demons’ — Atelier Van
Lieshout, Edward Lipski, Ed Templeton
[tot 207101

Beersel

Herman Teirlinck Huis

Uwenberg 14 — 1650 Beersel
02.377.15.57 ma+do-zo 11-12u30 14-17u
1 ‘Small Stuff Three (Meeting Bernd
Lohaus)’ [tot 30/10]

Bilzen

De Muelenaere & Lefevere Art Gallery
Jules Besmestraat 95 — 1081 Brussel
0475.38.66.02 wo-vr 14-18u za 10-17u
4 Jean-Luc Beghin & Alexandre Nova
[tot 27/101 Q André Sprumont [7/11 tot
31/121

Dewart Gallery

10 rue Sainte-Anne — 1000 Brussel
02.513.66.21 do-vrij-za 13-18u

Q Yves Bady [4/10 tot 31/12]

Etablissement d’en face projects
Dansaertstraat 161 — 1000 Brussel
02.219.44.51 wo-za 14-18u

4 Zin Taylor [tot 13/101

Fins Cultureel Centrum
Luxemburgstraat 20 — 1000 Brussel
02.513.09.41 di-vr 13-16u

1 *Kunstenaar van het Seizoen’ — Jarno
Kettunen [tot 15/12]

G.C. Essegem

Leopold I-straat 329 — 1090 Brussel
02.427.80.39

Q Agnieszka Maria Rudzinska [tot 25/91
O Bruno Smeyers [26/10 tot 26/111

Galerie Catherine Bastide
Vorstsesteenweg 62 — 1060 Brussel
02.646.29.71 do-za 10u30-18u

4 ‘Involutions’ — Olga Chernysheva [tot
13/101

Galerie Greta Meert

Vaartstraat 13 — 1000 Brussel
02.219.14.22 di-za 14u30-18u

Q Walter Swennen [18/9 tot 27/101]

Galerie Jan Mot

Antoine Dansaertstraat 190 — 1000 Brussel
02.514.10.10 do-za 14-18u30

3 ‘Programma (2006-2007)

See www.janmot.com’ [15/11 tot 31/12]

Galerie Rodolphe Janssen
Livornostraat 35 — 1050 Brussel
02.538.08.18 di-za 14-19u

Q Adam McEwen [8/11 tot 31/12]

Hatel Van De Velde

Franklin Rooseveltlaan 27-29 — 1050
Brussel

02.227.39.17 di-zo 10-18u

[ *Henry van de Velde, La Cambre en
het boek’ [18/10 tot 4/111

Illy Café

Rue a. Orts 6 — 1000 Brussel
02.513.24.86 ma-za 8u30-19u

1 ‘Sticker’ — Lotte van den Audenaeren
[tot 21/91

Kunin!(lijke_Musea voor Kunst en

Landcommanderij Alden Biesen
Kasteelstraat 6 — 3740 Bilzen
089.51.93.43 di-zo 10-18u

1 *Confessiones’ — Eduardo Chillida &
André Verroken [7/10 tot 9/121

Bornem

Monumental

Luipegem 77 — 2880 Bornem
03.889.01.69 wo-vr 10-16u zo 14-18u
O ‘Waaruit bestaat een kus? Liefde,
passie en lust in Kunst’ [tot 23/9]

1 ‘Het (on)volmaakte lichaam’ [15/10
tot 17/121

Brugge

Groeningemuseum

Dijver 12 — 8000 Brugge
050.33.99.11 di-zo 9u30-17u

A Kristof Donckels [tot 30/91

Q ‘Exotische Primitieven’ [tot 7/101

Hallen van het Belfort

Grote Markt — 8000 Brugge
050.44.30.40 wo-zo 13-18u

Q ‘T/raum(a)’68’ [tot 7/101

3 ‘Zomertentoonstelling Salvador Dali
te Brugge’ [tot 12/111

Brussel

Aliceday

Fabriekstraat 1 b — 1000 Brussel
02.646.31.53 di-za 14-18u

Q Charles Karubian [21/9 tot 3/111

Argos centrum voor audiovisuele
kunsten

Werfstraat 13 — 1000 Brussel
02.229.00.03 wo-za 14-19u

O ‘0pen Archive #1. Trajectories in
Audiovisuel Art and Culture’ [29/9 tot
10/111

Art en Marge

Hoogstraat 312 — 1000 Brussel
02.511.04.11 wo-vr 12-18u za 11-16u
O ‘Rétrospective’ — Serge Delaunay [tot
24/111

Artiscope

St.-Michielslaan 35 — 1040 Brussel
02.735.52.12 di-vr 14-18u

Q Walter Leblanc [21/9 tot 16/111

BOZAR Paleis voor Schone Kunsten
Ravensteinstraat 23 — 1000 Brussel
02.507.83.91 di-zo 10-18u do 10-21u
O ‘Het Meesterlijke Atelier. Europese
Kunstroutes (5de-18de eeuw)’ /

‘Film 27x27x27’ [5/10 tot 20/11

3 ‘Portugal: de wereld rond — festival’
[1/10 tot 3/21Q ‘De wereld rond.
Portugal, een wereldrijk in de 16e en
17e eeuw’ [26/10 tot 3/21]

Center for Contemporary
Non-Objective Art (CCNOA)
Barthélémylaan 5 — 1000 Brussel
02.502.69.02 vr-zo 14-18u

3 ‘Alles Was Minimal Ist’ — Kurt Ryslavy
& Douglas Park /‘Pas de Soucis ... @
NOS Non Objectif Sud, La Barraliére,
Tulette’ [tot 23/91 O ‘First Things First 2
—Young Artists from the HISK Gent’ —
Reiko Kanazawa, Lea Lagasse, Max
Sudhues, Hans Wuyts [29/9 tot 21/101

O Ward Denys [1/11 tot 2/121

CIVA

Kluisstraat 55 — 1050 Brussel
02.642.24.50 di-zo 10u30-18u

3 ‘Shaping the Future’ — Eero Saarinen
[tot 7/101

De Elektriciteitscentrale
Sint-Katelijneplein 44 — 1000 Brussel
02.279.64.44 wo-zo 11-18u

Q ‘Everyday Utopias’ [tot 23/91

Jubelpark 10 — 1000 Brussel
02.741.73.00 di-zo 10-17u

[ 'In de voetsporen van de Indianen’
[tot 31/10]1 Q ‘Belgié op Opticaprenten’
[10/11 tot 30/121 1 ‘Onder dak in China
top. Oude architectuurmodellen uit het
Henan Museum’ [28/9 tot 15/41

Koninklijke Musea voor Schone
Kunsten van Belgié
Regentschapsstraat 3 — 1000 Brussel
02.508.32.11 di-zo 10-17u

Q ‘L'Atelier du Génie’ — Rubens /
‘Rubens in het museum van Brussel:
Een Genie aan het werk’ [tot 27/11

La Galerie

Vanderlindenstraat 65 — 1030 Brussel
0475.60.66.97 ma-vr 14-17u
 Felix Hannaert & Jean-Marie
Stroobants [tot 7/101

Stadhuis

Grote Markt — 1000 Brussel

02.279 22 11 di-zo 10-17 u

O ‘Een Portugese realist (1880-1900)"
— Columbano [tot 23/91

Vlaams-Nederlands Huis deBuren
Leopoldstraat 6 — 1000 Brussel
02.212.19.30 di-vrij 11-18u

[ ‘Gallop’ — Wim Vandekeybus [tot 9/111

VUB - Kultuurkaffee — Gallery
Pleinlaan 2 — 1050 Brussel
02.629.23.25 ma-vr 11u30-17u
1 'Out of Control 2007 [tot 5/101

WIELS Centrum voor Hedendaagse
Kunsten

Van Volxemlaan 354 — 1190 Brussel
02.347.30.33 wo-za 12-19u zo 11-17u
1 'Dots Obsession’ — Yayoi Kusama
[18/111

Xavier Hufkens

St.-Jorisstraat 6-8 — 1050 Brussel
02.639.67.30 di-za 12-18u

Q Phillip Allen / Bertrand Lavier [8/11
tot 14/121]

1 ‘FIAC Paris’ [18/10 tot 22/101

Q Erwin Wurm [tot 27/101

Charleroi

BPS 22

Boulevard Solvay 22 — 6000 Charleroi
071.27.29.71 do-zo 12-18u

3 ‘Accords excentriques’ [tot 4/111

Musée de la Photographie

Avenue Paul Pastur 11 - 6032
Charleroi/Mont-sur-Marchienne
071.43.58.10 di-zo 10-18u

1 'So Long’ - Bernard Plossu [tot 23/91
Q 'Big Sister’ — Hana Jakrlova /‘Izis a
travers les archives photographiques de
Paris Match, 1949-1969’ [29/9 tot 13/11

Couillet

Galerie Jacques Cerami

Route de Philippeville 346 — 6010 Couillet
071.36.00.65 wo-vr 14-19u za 11-18u
O ‘Femmes russes. Photographies’ —
Philippe Herbet [tot 13/101

Damme-Sijsele

Gallery Utopia

Stationsstraat 143 — 8340 Damme-Sijsele
0498.75.43.37 za-zo 10-12u 15-18u

1 Robert Kayser [tot 18/11]

Deinze

Museum van Deinze en Leiestreek
Lucien Matthyslaan 3-5 — 9800 Deinze
09.381.96.70 di-vr 14-17u30

za-zo 10-12u 14-17u

(1 ‘Sherry & Porto’ — Raoul De Keyser
[22/9 tot 25/111

Deurle

Grusenmeyer Art Gallery

Museumlaan 16 — 9831 Deurle
09.282.77.93 wp-za 13-18u zo 11-14u
Q ‘Paper, Bookinstallation’ — Jonathan
Callan [tot 14/101

Q Tinus Vermeersch [28/10 tot 16/12]

MDD (Museum Dhondt-Dhaenens)
Museumlaan 14 — 9831 Deurle
09.282.51.23 di-zo 11-17u

1 ‘Verzameling Roger en Hilda Matthys-
Colle’ [tot 23/9]

Q *Chronic’ [7/10 tot 2/121

Deurne

Galerie/Kunstuitleen Dijkstra
Turnhoutsebaan 277 — 2100 Deurne
03.326.41.77 wo-zo 13-18u

Q Ilka Sulten [tot 16/91

Drogenhos

Museum Felix De Boeck

Kuikenstraat 6 — 1620 Drogenbos
02.377.57.22 do-zo 10u30-18u30

O ‘Small Stuff Three (Meeting Bernd
Lohaus)’ [tot 7/101

Q ‘Felix ‘Uit de eerste hand” [tot 21/101
O Albert Van Dijck [4/11 tot 23/121

Drongen

Showcase Alfred Vandaele

Antoon Catriestraat 47 — 9031 Drongen
09.227.28.55 do-vr 14-18u & op afspraak
Q ‘Books & Ephemera’ — On Kawara /
‘Books, Works & Ephemera’ Marcel
Broodthaers [1/9 tot 30/9]

1 ‘Books & Ephemera’ — Christian
Boltanski [1/10 tot 31/101

Eupen

Internationales Kunstzentrum
Osthelgien (IKOB)

In den Loten 3 — 4700 Eupen
087.56.01.10 di-vr 13-18u za-zo 14-18u
1 ‘Déjavu’ — Stefanie Klingemann [tot
14/101

Genk

FLACC

André Dumontlaan 2 — 3600 Genk
089.84.52.23 ma-vr 9-17u

1 ‘Toonmoment’ — Alien Qosting [22/91
1 ‘Toonmoment’ — Anne Wenzel [29/9]

Gent

Caermersklooster

Vrouwebroersstraat (Patershol) — 9000 Gent
09.269.29.10 di-zo 10-17u

d ‘Provinciale Prijs voor Vormgeving
2006’ /*VIP'S, Very Important Paintings’
— Karl Meersman [5/10 tot 9/121

Croxhapox

Lucas Munichstraat 79-82 — 9000 Gent
0479.45.37.79 do-zo 14-18u

1 ‘Crox 226’ - Stijn Van Dorpe /‘Crox
227’ - Bart Vandevijvere, Brahim
Bachiri, dd Trans, Emmanuelle Flandre,
Luk Berghe, Martin Singet, Stéphane
Benault, Stéphane Cauchy [tot 23/91

Design Museum Gent

Jan Breydelstraat 5 — 9000 Gent
09.267.99.99 di-zo 10-18u

O *Architectuurfoto’s’ — Henry van de
Velde /*Hommage aan Charles Eames’ /
‘Esthétique Domestique — huishoud-
apparatuur 1920-1970’ [tot 30/91]

 'De Collectie Alonso: van Art Nouveau
tot Studio Glass Movement’ [28/10 tot
31/121

Galerie Jan Dhaese

Ajuinlei 15 B - 9000 Gent
0477.43.77.94 wo-za 14-18u
 ‘Palm-zicht’ — Hans Albrecht [tot 27/101

Het Huis van Alijn

Kraanlei 65 — 9000 Gent
09.269.23.50 di-zo 11-17u

Q ‘Het Eurekamoment van Baekeland.
100 jaar Bakeliet’ [tot 2/12]

O ‘Gent in bewegend beeld’ [tot 27/11

Hoger Instituut voor Schone Kunsten
(HISK)

Charles de Kerchovelaan 187a — 9000 Gent
09.269.67.65 di-zo 14-18u

 'Black is Black. Een selectie uit de
nieuwe aanwinsten van het S.M.A.K/
[tot 14/101

Museum Dr. Guislain

Jozef Guislainstraat 43 — 9000 Gent
09.216.35.95 di-vr 10-17u za-zo 13-17u
1 ‘Schets of Schim’ [tot 30/91

O ‘Isolatie en Fantasie. De Morgenthaler-
collectie uit Bern’ [tot 14/101

1 '200 jaar Broeders van Liefde’ [tot
28/101Q ‘Tussen Lichaam en Geest’
[10/11 tot 27/41

Museum voor Industriéle Archeologie
en Textiel (MIAT)

Minnemeers 9 — 9000 Gent
09.269.42.00 di-zo 10-18u

(1 ‘Stekskes uit Gent! De geschiedenis van
een Gentse lucifersfabriek’ [tot 16/91

Q ‘Britse innovaties in Belgié’ [6/10 tot
6/11Q ‘Smakelijk ingeblikt’ [20/10 tot
11/11

Museum voor Schone Kunsten
Citadelpark — 9000 Gent

09.240.07.00 di-zo 10-18u

1 'British Vision. Observatie en verbeel-
ding in de Britse kunst, 1750-1950"
[6/10 tot 13/11

OneTwenty Gallery

Burggravenlaan 40 — 9000 Gent
0486.844 392 / 09.324.45.29
wo-do-vr-zo 14-18u

A ‘Aibophobia’ — Marjolijn De Wit, Emil
Holmer, Joseph Jessen [tot 14/101
Stedelijk Museum voor Actuele Kunst
(SMAK)

Citadelpark — 9000 Gent

09.221.17.03 di-zo 10-18u

1 ‘Leaving Those Landscapes Behind’ —
Tim Volckaert [13/10 tot 2/12]

A Daria Martin /‘Beyond The
Picturesque’ [13/10 tot 13/11

1 ‘HEAD SHOP/SHOP HEAD (works
1966-2006)" — Paul McCarthy [13/10
tot 17/21

o

Zebrastraat

Zebrastraat 32 — 9000 Gent
0477.78.90.98 wo-vr 13-17u za-zo 13-18u
1 Tom De Visscher [tot 30/91

Hasselt

CIAP (Culturele Informatie en Actueel
Prentenkahinet)

Zuivelmarkt 44 — 3500 Hasselt
011.22.53.21 di-vr 14-18u za 14-17u
1 Frederik Van Simaey [tot 22/91

3 Mike Carremans [29/9 tot 3/111

Kunstencentrum Belgie

Burgemeester Bollenstraat 54-56 —
3500 Hasselt 011.22.41.61 tijdens ope-
ningsuren kunstencentrum

1 *Hommage expositie Fred Bervoets’
[tot 29/91

Z33

Zuivelmarkt 33 — 3500 Hasselt
011.29.59.60 di-za 10-17u zo 14-17u
 Studio Job [tot 23/91

Hingene

Galerie den Heeck

Louis De Baerdemaekerstraat 54 —
2880 Hingene

03.889.57.05 ma za-zo 14-19u

1 Maurice Brams [tot 28/101

Hornu

Grand-Hornu Images

Rue Sainte Louise 82 — 7301 Hornu
065.65.21.21 di-zo 10-18u

1 ‘(de)formations’ — Xavier Lust [tot 14/10]
1 ‘Tentoonstelling van de collectie van het
MAM (Villeneuve d’Ascq)’ [6/10 tot 6/11

Ieper

Cultuurcentrum Ieper
St.-Niklaasstraat 4 — 8900 Ieper
057.22.69.22 di-zo 13u30-17u

1 ‘PIXELme’ [19/9 tot 25/9]

4 ‘Be-framed’ [tot 7/101

3 ‘Vrouwenkracht is Vredesmacht’
[12/10 tot 4/111

Flanders Fields Museum

Grote Markt 34 — 8900 Ieper
057.22.85.84 dagelijks 10-18u

4 ‘Artist in Residence’ — Kingley Baird
(New-Zealand) [tot 14/101

Stedelijk Museum

Ieperleestraat 31 — 8900 Ieper
057.21.83.00

di-zo 9u30-12u 13u30-17u30

1 Frangois Bohm 1801-1873 [25/11 tot
18/111

Kluishergen-Kwaremont

Galerij Theaxus

Ommegangstraat 3 — 9690 Kluisbergen-
Kwaremont

055.38.60.53 za-ma 14-19u

O ‘Wandtapijten & textielkunst’ —
Dorothea Van De Winkel /*Keramiek’ —
Rudy Burm /*Meubel & Lichtobjecten’ —
Rudy Van Geele [tot 10/12]

Knokke

Galerie Adrian David
Kustlaan 335 — 8300 Knokke
050.38.86.31 za-zo 10-19u
1 Zhigang Tang [tot 15/111

Cultuurcentrum Scharpoord

Meerlaan 32 — 8300 Knokke-Heist
050.63.04.30 dagelijks 10-19u

Q ‘Internationaal Cartoonfestival
Knokke-Heist’ [tot 30/91

4 ‘Kunst & Wunderkammern’ [tot 4/111

Kortrijk

Broelmuseum

Broelkaai 4 — 8500 Kortrijk
056.24.08.70 di-vr 10-12u 14-17u
za-zo0 11-17u

4 ‘Sound of Music. In samenwerking
met Happy New Ears Festival & Frac
Nord-Pas de Calais’ [tot 30/9]

De Kortrijkse Schouwburg
Schouwburgplein 14 — 8500 Kortrijk
056.23.98.50 vr-zo 14-17u

0 ‘Het gedesemnde lichaam’ — Paul Van
Rafelghem [tot 30/91

Ter Caemer-Meert Contemporary
Veemarkt 31 — 8500 Kortrijk
0495.203.596 wo-zo 14-19u

O ‘First Dialogue’ — Evelien Hiele &
Nynke Hollander [22/9 tot 3/111

Leuven

Cypres Galerie

Vaartstraat 131 — 3000 Leuven
016.29.77.37 ma-zo 14-18u
 ‘Hedendaagse Kunst in de Leuvense
Binnenstad — 50/25' [tot 21/91

STUK Kunstencentrum
Naamsestraat 96 — 3000 Leuven
016.23.03.20 wo-do 13-21u
vr-zo 13-18u

4 ‘Playground’ [3/11 tot 10/111

Liege

Les Brasseurs

Rue des Brasseurs 6 — 4000 Liege
04.221.41.91 wo-za 15-18u

O ‘Passage’ — Laurent Impeduglia [tot
6/101 1 ‘Le revanche des genres’ [17/10
tot 10/111

M helen

Cultuurcentrum Maasmechelen
Koninginnelaan 42 — 3630 Maasmechelen
089.76.97.97 ma-vr 9-12u 13-20u
za-z0 10-12u 14-17u

3 ‘Lost’ — Mark Milissen [tot 26/9]

Machelen-Zulte

Roger Raveelmuseum

Gildestraat 2-8 — 9870 Machelen-Zulte
09.381.60.00 wo-zo 11-17u

7" — Amédée Cortier, Raoul De Keyset,
René Heyvaert, Guy Mees, Roger
Raveel, Dan Van Severen, Marthe Wéry
[tot 21/101

Mechelen

Contour Mechelen

Oude Stadsfeestzaal, Frederik de
Merodestraat 28 — 2800 Mechelen
015.33.08.01 do-zo 14-21u

1 ‘3de biénnale voor videokunst’ [tot
21/101

Galerie Transit

Zandpoortvest 10 — 2800 Mechelen
015.33.63.36 vr-zo 14-18u

O ‘ArtLife’ — Neil Cummings & Marysia
Lewandowska [tot 30/9]

Q ‘Show Off Paris’ — Virginie Bailly,
Sergey Bratkov, Johan Kreten & Luc
Dondeyne [16/10 tot 22/101

1 Thomas Raat [28/10 tot 16/12]

Morlanwelz

Musée Royal de Mariemont

Chaussée de Mariemont 100 — 7140
Morlanwelz

064.21.21.93 di-zo 10-18u

d ‘Lire les Images’ [6/10 tot 6/11

1 '4 éditeurs’ — Imschoot, uitgevers mfc-
Michele Didier, Yellow Now, Yves Gevaert
[27/10 tot 6/11]

Oostduinkerke

De Muelenaere & Lefevere Art Gallery
Polderstraat 76 — 8670 Oostduinkerke
058.51.47.57 vr-zo 14-18u

0 Taf Wallet (1902-2001) [tot 30/91
1 Renaat Ramon [1/11 tot 30/12]

Otegem

Deweer Art Gallery

Tiegemstraat 6 A — 8553 Otegem
056.64.48.93 wo-do-za-zo 14-18u

vr 10-18u

O ‘The Cosmopolitan Chicken Project —
Ten Generations’ — Koen Vanmechelen /
Hans Vandekerckhove [tot 21/101

Oudenaarde

Labo Art

Heurnestraat 221 — 9700 Oudenaarde
0477.68.36.71 za-zo 15-19u

O Jan Van Rossum, Rebecca Dufoort,
Paul Van Haesendonck, L. Vastesaeger &
P. De Bleeckere [tot 16/10]

Roeselare

Stedelijke Academie voor Schone
Kunsten

Leenstraat 14 — 8800 Roeselare
051.20.30.29 wo-vr 18-20u za 10-12u
14-17u

0 ‘Be-framed’ [12/10 tot 9/111

Strombeek-Bever

Cultuurcentrum Strombeek-Bever
Gemeenteplein 4 — 1853 Strombeek-Bever
02.263.03.43 dagelijks 10-22u

Q ‘bkSM. Controllata e Garantita’ [5/10
tot 31/101

Waregem

BE-PART Platform voor actuele kunst
Westerlaan 17 — 8790 Waregem
056.62.94.10 ma-zo 10-17u

Q ‘In search of past times, new spaces,
strange worlds..." — Lucy McKenzie &
Thomas Lerooy [tot 7/101

Q ‘Satellite des Sens’ — Atelier Van
Lieshout [tot 23/12]

Welle

Galerie EL

Drieselken 38 — 9473 Welle
053.66.43.82 vr-zo 14-18u

1 Dominique De Beir [tot 30/91

1 Jean -Pierre Ransonnet [14/10 tot
11/111

Wortegem

Galerie Gabriél Van De Weghe
Anzegemseweg 11 — 9790 Wortegem
0478.25.80.44 za-zo 11-19u

4 ‘Grafisch werk 1953-1981' — Joan
Mir6 [29/9 tot 28/101

Duitsland

Aachen

Couven Museum

Hithnermarkt 17 — 52062 Aachen
0241.432.44.20 di-vr 12-18 za-zo 11-18u
4 “Jugendstiltraume. Die Samlung
Girogio Silver’ [tot 21/101

Ludwig Forum fiir Internationale Kunst
Jiilicherstrasse 97-109 — 52070 Aachen
0241.180.71.04 di-zo 12-18u

1 ‘Young Artists On The Road’ [tot 28/101
1 *Neue Schatze. Erwerbungen der
Sammlung Ludwig’ / ‘Transfer-Projekt’ /
‘Stichwort Gegenwart. Zwolf Kapitel der
Sammlung Ludwig’ [tot 4/111

1 ‘Double Wall Projects 03. Braunungs-
absicht & Entzugserscheinung’ — Hendrik
Schrat [tot 30/91

Suermondt-Ludwig-Museum
Wilhelmstrasse 18 — 52070 Aachen
0241.479.800 di-zo 12-18u wo 12-21u
Q Peter Lacroix [tot 14/10]

O ‘Kreuztragung Christi’ — Govaert
Finck [tot 2/121

1 ‘Aachener Wunderkammer” [tot 27/11]

Baden-Baden

Staatliche Kunsthalle Baden-Baden
Lichtentaler Allee 8a — 76530 Baden-Baden
07221.232.50 di-zo 11-18u

O ‘Who's afraid of red, yellow and blue?
Positionen der Farbfeldmalerei’ [tot 30/9]

Berlin

Bauhaus-Archiv

KlingelhoferstraBe 13 — 10785 Berlin
030.254.002.43 wo-ma 10-17u

U ‘Berliner Siedlungen der 1920er
Jahre. Kandidaten fiir das UNESCO
Welterbe’ [tot 8/101

O ‘Werkbund Exhibition Paris 1930.
Living in a High-rise’ [24/10 tot 7/11
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Deutsche Guggenheim Berlin

Unter den Linden 13-15 — 10117 Berlin
030.202.093-0 ma-zo 11-20u

do-vr 11-22u

U ‘Regulated Fool’s Milk Meadow’ —
Phoebe Washburn [tot 14/101

Q “Jeff Wall’ [20/10 tot 20/11

KW Berlin

Auguststrasse 69 — 10117 Berlin

030.24 34 59 0 di-zo 12-19u do 12-21u
O Ulrich [tot 28/101 A ‘Internal
Digging’ — Joe Coleman [27/5 tot 21/101

Neuer Berliner Kunstverein
Chausseestrasse 128-129 — 10115 Berlin
030.280.70.20 di-vr 12-18u za-zo 14-16u
O Matthias Weischer [9/11 tot 23/121
U ‘Date Line — Zeitgendssische Kunst
des Pazifik’ [tot 21/10]

Bielefeld

Kunsthalle Bielefeld
Artur-Ladebeck-StraBe 5 — 4800 Bielefeld
00 49 521.512.479 di+do-vr+zo 11-18u
wo 11-21u za 10-18u

1 '1937. Perfection and Destruction’
[30/9 tot 13/11

Bonner Kunstverein

Hochstadenring 22 — 53119 Bonn
0228.69.39.36 di-zo 11-17u do 11-19u
d ‘Neuerwerbungen der Artothek’ /
‘Neue Konzepte’ — Marjolijn Dijkman,
Vesko Gosel, EImar Hermann, Hanna
Hildebrand, Jonas Leihener, Karolin
Meunier... [tot 7/101

O ‘Freunde Fiir immer’ — Carsten Fock,
Svenja Kreh, Bernd Ribbeck, Christian
Schwarzwald... [7/10 tot 15/121

Kunst- und Ausstellungshalle
Friedrich Ebert-Allee 4 — 53113 Bonn
0228.91.71.200

di-wo 10-21u do-zo 10-19u

O ‘De verzonken schatten van Egypte’
[tot 27/11]

Kunstmuseum Bonn
Friedrich-Ebertallee 2 — 53113 Bonn
0228.77.62.60 di-zo 10-18u

O ‘Neongrau’ — Axel Largo [tot 21/101
U ‘Gegenwart aus Jahrtausenden.
Zeitgendssische Kunst aus Agypten’ [tot
28/101

Duishurg

Museum Kiippersmiihle fiir Moderne
Kunst

Philosophenweg 55 — 47051 Duisburg
0203.30 19 48.11 wo 14-18u do 11-18u
za-zo 11/18u

1 ‘System und Zufall’ — Bernar Venet
[tot 28/101

Wilhelm-Lehmbruck-Museum
Friedrich-Wilhelm-Strasse 40 — 47049
Duisburg

0203.283.26.30 di-za 11-17u zo 10-18u
{ ‘Choice 6: Voids of Narrative’ /
‘Chance 6: Future Cities’ — Romana
Schmalisch [tot 7/101 Q ‘Paul Werner
Séchtig (1919-1997) [tot 21/101

Q ‘Make your mark! Understand and try
printing techniques and prints (I)’ [tot
27/11Q ‘Winner of the Friends 2007
August Seeling Prize’ — Rachel
Whiteread [21/10 tot 13/1]

Q ‘Wilhelm Lehmbruck in the light of
photography’ [23/10 tot 24/21

Diisseldorf

K20 Kunstsammlung
Nordrhein-Westfalen

Grabbeplatz 5 — 40213 Diisseldorf
0211.83.81.130 di-zo 10-18u vr 11-18u
O ‘Retrospective’ — Hiroshi Sugimoto
[tot 6/11

K21, Kunstsammlung
Nordrhein-Westfalen

Sténdehausstrasse 1 — 40217 Diisseldorf
0211.83.81.600 di-vr 10-18u za-zo 11-18u
4 ‘Talking Pictures’ [tot 4/111

{ ‘Passing Through’ — Joe Scanlan [tot
5/101

Kunsthalle Diisseldorf

Grabbeplatz 4 — 40213 Diisseldorf
0211.899.62.43 di-za 12-19u zo 11-18u
O ‘Wie es ist (how it is) — paintings from
the early 80s to the present day’ [tot 30/91
O ‘Palermo’ [21/10 tot 20/11

Kunstverein fiir die Rheinlande und
Westfalen

Grabbeplatz 4 — 40213 Diisseldorf
0211.32.70.23 di-zo 14-21u

O ‘Capital Glamour’ — Andreas Fogarasi,
Bernhard Kahrmann, David Maljkovic &
Pernille Kapper Williams [tot 30/91

Museum Kunst Palast

Ehrenhof 5 — 40479 Diisseldorf
0211.89.962.60 di-zo 11-18u

QO ‘Drawings 1960-2003' — Jorg
Immendorff [tot 18/11]

1 ‘The Wiesenthal Glass Factory. Design
in Glass 1957-1989’ [tot 25/111

U ‘Bonjour Russia. French & Russian
Masterpieces from Moscow &

St. Petershurg, 1870-1925’ / *Paths to
Modernism’ [tot 6/11

Esslingen

Galerie der Stadt Esslingen
Pulverwiesen 25 — 73728 Esslingen
0711.35.12.24.61

di 11-20u wo-zo 11-18u

U ‘Internationale Foto-triennale
Esslingen 2007 [tot 23/91

Frankfurt

Schirn Kunsthalle Frankfurt

Am Roémerberg — 60311 Frankfurt
069.29.98.82.20

wo-do 10-22u di-vr-za-zo 10-19u
1 John Bock [tot 23/91

Frankfurter Kunstverein

Markt 44 — 60311 Frankfurt am Main
069.219.31.40 di-vr 12-20u za-zo 11-18u
U ‘MACBA - Presentation of the collec-
tion in excerpts’ [9/10 tot 13/11

Hannover

Kunstverein Hannover

Sophienstrasse 2 — 30159 Hannover
0511.32.45.94 di-zo 11-17u wo 11-21u
Q ‘Crosskick/Plattform #4’ [tot 30/9]
O Mark Manders [13/10 tot 25/111

Herford

—p—

Wauppertal

Museum MARTa Herford
Goebenstrasse 1-5 — 32052 Herford
021.99.44.30.0 di-zo 11-18u

O ‘Garde le silence, le silence te garde-
ra’ [tot 7/101

Karlsruhe

Badischer Kunstverein

Waldstrasse 3 — 76133 Karlsruhe
0721.28.226 di-vr 11-19u za-zo 11-17u
3 *Nachbild’ — Matts Leiderstam /
Andrea Biittner [tot 18/111

Kleve

Von der Heydt-Museum

Turmhof 8 — 42103 Wuppertal
0202.563.62.31 di-zo 10-17u do 10-21u
1 'Briicke und Blauer Reiter’ /

‘Der Symbolismus und die Kunst der
Gegenwart’ [tot 30/91 Q1 ‘Pasticcio II'/
‘No Problem’ — Olaf Metzel [tot 25/111
1 'Und die Landschat des Impressionismus’
— Auguste Renoir [28/10 tot 27/11

Frankrijk

B t du Lac

Museum Kurhaus Kleef
Tiergartenstrasse 41 — 47533 Kleve
02821.75.010 di-zo 11-17u

3 ‘Das Rijksmuseum in Deutschland —
Meisterwerke mittelalterlicher Skulptur’
[tot 15/121 1 Robert Indiana /‘Glans en
Elegantie’ — Willy Maywald [tot 6/11

Kiln

Kdlnischer Kunstverein

Die Briicke, Hahnenstrasse 6 — 50667 Kéln
0221.21.70.21 di-zo 13-19u

 ‘Der springende Punkt’ [tot 21/12]

Museum fiir Angewandte Kunst
An der Rechtschule — 50667 Kéln
1 0221.221.238.60

di-zo 11-17u wo 11-20u

Q ‘Streamline — Amerikanisches
Industriedesign’ / *Christian Dir und
Deutschland 1947-1957" [tot 30/91

Museum Ludwig

BischofsgartenstraBe 1 — 50667 Koin
0221.221.223.79 di-zo 10-18u elke 1ste
vr/maand 10-22u

[ ‘Balthus. Time Suspended. Paintings
and drawings 1932-1960’ [tot 4/111

Q ‘Ein Bohemien aus dem KéIn der Nach-
kriegszeit’ — Chargesheimer [28/9 tot 6/11

Romisch-Germanisches Museum
Roncalliplatz 4 - 50667 KdIn
0221.221.244.38 di-zo 10-17u

Q ‘Kosmos der Zeichen. Schriftbild und
Bildformel in der Antike und Mittelalter’
[tot 30/9]

Wallraf-Richartz-Museum
Martinstrasse 39 — 50667 Koln
0221.221.221.19

di 10-20u wo-vr 10-18u za-zo 11-18u
1 *Hotel California’ — Desiree Dolron &
Thomas Wrede [tot 18/111

Krefeld

Kaiser Wilhelm Museum

Karlsplatz 35 — 47798 Krefeld
02151.975.58-0 di-zo 11-17u

1 *Cut Out: 100 Jahre Deutscher Werk-
bund’ /‘Strassenlaterne’ — Georg Polke
[28/1 tot 30/121

O ‘Hirte, Fisch und Harlekin’ — Heinrich
Campendonk [tot 30/121

Museum Haus Lange

Wilhelmshofallee 91 — 47798 Krefeld
02151.77.00.44 di-zo 11-17u

3 ‘As though nothing had been said. 80s
Art from the Collections Kunstmuseen
Krefeld’ [tot 27/11

Leverkusen

Museum Morshroich Leverkusen
Gustav-Heinemann-Strasse 80 — 51377
Leverkusen

0214.855.56-29 di 11-21u wo-zo 11-17u
Q *Ars Viva 07/08 — Sound’ [7/10 tot 6/11

Miinchen

Centre d’Art Contemporain de
Vassiviére en Limousin

Ile de Vassiviére — 87120 Beaumont du Lac
05.55.69.27.27 dagelijks 11-19u

Q ‘Homes & Graves & Gardens’ —
Cyprien Gaillard [tot 28/10]

Carquefou

Frac des Pays de la Loire

La Fleuriaye — 44700 Carquefou
02.28.01.50.00

wo-vt 12-18u za-zo 15-19u

1 Hendrik Plenge Jakobsen [tot 7/10]
Q ‘Instant City’ [29/9 tot 18/111

Delme

Centre d’art contemporain La
Synagogue de Delme

Rue Poincaré 33 - 57590 Delme
03.87.01.43.42 wo-za 14-18u zo 11-18u
3 ‘Summer’s Song...” — Marc-Camille
Chaimowicz [tot 28/101

Dunkerque

Frac Nord-Pas de Calais

Avenue de Rosendaél 930 — 59240
Dunkerque

03.28.63.63.13 di-za 10-18u

1 ‘Schaduwen in het Paradijs’ [tot 11/111

Gl hl

CNAC Magasin

Cours Berriat 155 — 38028 Grenoble
04.76.21.95.84 di-zo 14-19u

Q Kelley Walker [7/10 tot 6/11

Lyon

Musée d’Art Contemporain

Quai Charles De Gaulle — 69006 Lyon
04.72.69.17.18 di-zo 10-18u

1 'Biennale d’Art Contemporain de
Lyon 2007’ [tot 6/11

Marseille

Frac Provence-Alpes-Cdte d’Azur
Place Francis Chirat 1 — 13002 Marseille
04.91.91.27.55 ma-za 10-12u30 14-18u
'L’ Art Tangent’ — Odile Darbelley &
Michel Jacquelin [24/9 tot 15/12]

Nice

Villa Arson

Avenue Stephen Liégeard 20 — 06105 Nice
04.92.07.73.80 di-zo 14-19u

1 Gérard Gasiorowski, Gino Dedominicis,
Saverio Lucariello, Julien Bouillon [tot 7/101

Orléans

Frac Centre Orléans

Rue de la Tour Neuve 12 — 45000 Orléans
02.38.62.32.75 ma-vr 10-12u 14-18u
za-zo0 14-18u

[ ‘Perspectives Urbaines en Saxe-Anhalt’
[tot 20/91

[ ‘Ant Farm redux’ [12/10 tot 23/12]

Paris

Alte Pinakothek

Barer Strasse 27 — 80799 Miinchen
089.23.80.52.16 di-zo 10-17u do 10-20u
‘A Painter of the Diirer Period’ —
Hans Burgkmair [tot 30/91

Haus der Kunst

Prinzregentenstrasse 1 — 80538 Miinchen
089.211.27.115 ma-zo 10-20u do 10-22u
1 Robin Rhode [tot 6/11]

1 Anish Kapoor [6/10 tot 13/11

Pinakothek der Moderne

Barer Strasse 29 — 80799 Miinchen
089.23.805118 di 10-20u wo-zo 10-17u
3 *Humanism in China — A Photographic
Portrait’ [tot 28/101

1 '80 days’ — Fiona Tan / ‘Exile in
Amsterdam’ — Max Beckmann [tot 6/11

Stddtische Galerie im Lenbachhaus
Luisenstrasse 33 — 80333 Miinchen
089.233.320.02 di-zo 10-18u

3 ‘Perspektive 07’ [tot 25/111

Villa Stuck

PrinzregentenstraBe 60 — 81675 Miinchen
089.45.55.51.25 wo-zo 11-18u

1 ‘Landschaften’ — Franz von Stuck [tot
4/111

Miinster

Westfalisches Landesmuseum fiir
Kunst und Kulturgeschichte
Domplatz 10 — 48143 Miinster
0251.59.07.01 di-zo 10-18u

3 ‘Skulptur. Projekte in Miinster 2007’
[tot 30/9]

Siegen

Museum fiir Gegenwartskunst Siegen
Unteres Schloss 1 — 57072 Siegen
0271.405.77.10 di-zo 10-17u

1 II. Rubenspreis der Stadt Siegen’ —
Sigmar Polke [tot 16/9]

Stuttgart

Staatsgalerie Stuttgart
Konrad-Adenauer-StraBe 30-32 — 70173
Stuttgart

0711.212.40.50 di-zo 10-18u do 10-21u
 ‘Past Perfect — Werke 1986-2007' —
Stan Douglas [tot 6/11

Wiirttembergischer Kunstverein
Schlossplatz 2 — 70173 Stuttgart
0711.22.33.70 di-zo 11-18u wo 11-20u
0 ‘Past Imperfect’ — Stan Douglas [tot 6/11

Viersen

Stadtischen Galerie im Park
Rathauspark 1 — 41747 Viersen
02.162.101.466 di-za 15-18u zo 11-18u
1 ‘Made in Viersen’ [21/10 tot 18/111

Centre Pompidou

Place Georges Pompidou — 75004 Paris
01.44.78.12.33 wo-ma 11-21u

O ‘Les Messagers’ — Annette Messager
[tot 17/91 Q Julio Gonzalez [tot 8/101
4 Toni Grand [tot 22/101

1 ‘Correspondances’ — Victor Erice &
Abbas Kiarostami [17/9 tot 7/11

Q David Claerbout [3/10 tot 7/11

Fondation Cartier

Boulevard Raspail 261 — 75014 Paris
01.42.18.56.50 di-zo 12-20u

1 *Rock *n’ Roll 39-59’ [tot 28/101

Galerie Jérome de Noirmont

Avenue Matignon 38 — 75008 Paris
01.42.89.89.00 ma-za 11-19u

Q3 ‘Iconography’ — David Mach [21/9 tot
17/1110Q ‘Archetype — exposition thé-
matique FIAC 2007’ [18/10 tot 22/101

Grand Palais

Avenue Winston Churchill — 75008 Paris
01.40.15.38.43

do-zo 12-24u ma&wo 10-20u

O ‘Aventures aux Pdles, dans les pas de
Paul-Emile Victor, vers un réchauffement
climatique?’ [tot 6/11

1 ‘Une Epopée Photographique’ —
Edward Steichen [9/10 tot 30/121

Jeu de Paume

Place de la Concorde 1 — 75008 Paris
01.47.03.12.41 di 10-13u woe 10-13u
14u30-18u30 do 14u30-18u30

1 ‘Pierre et Gilles double je: 1976-2007"
[tot 23/91 1 Roger Parry [tot 18/111

Q ‘Les Vies d’Edward Steichen’ [9/10
tot 30/121

Jeu de Paume, site Hdtel de Sully

Rue Saint Antoine 62 — 75004 Paris
01.47.03.12.50 di-vr 12-19u za-zo 10-19u
O Roger Parry [18/9 tot 18/111

Musée de la Vie Romantique

Rue Chaptal 16 — 75009 Paris
01.55.31.95.67 di-zo 10-18u

O ‘Face a I impressionisme’ — Jean-
Jacques Henner [tot 13/11]

Musée du Louvre

Quai du Louvre 34-36 — 75058 Paris
01.40.20.50.50 do-zo 9-18u

ma&wo 9-21u45

 ‘Siécle d’Or — Siécle des Lumieres’
[tot 15/101 Q ‘Frontiéres’ — Anselm
Kiefer [25/10 tot 7/121

1 ‘Chefs-d’oeuvre islamistiques de I’Aga
Khan Museum’ /*Le Chant du Monde.
L’art de I" Iran Safavide 1501-1736'
[5/10 tot 7/11Q ‘Biedermeier de I'arti-
sanat au design. Vienne et Prague, 1815-
1830’/ ‘Trois sieckes de dessins francais
au musée de Darmstadt’ [18/10 tot
14/11Q ‘Suites’ — Christian Milovanoff /
‘Talent Errant’ — Polidoro da Caravaggio
[1/11 tot 21/11

Palais de Tokyo

Avenue du Président Wilson 13 — 75116
Paris

01.47.23.38.86 dagelijks 12-24u

1 ‘Chateau de Tokyo’ [tot 30/91

Reed Exposition France, FIAC

Paris Expo, Porte de Versailles —
Pavillon du Parc — Paris
01.41.90.47.80

ma-vr 12-20u za-zo 10-20u

L ‘FIAC 2007 Kunstbeurs’ [18/10 tot
22/101

Quimper

Groot-Hertogdom
Luxemburg

Casino Luxembourg Forum d’Art
Contemporain

Rue Notre-Dame 41 - 2240 Luxembourg
02.22.50.45 wo-ma 10-18u

A *Cloaca 2000-2007’ — Wim Delvoye
[30/9 tot 6/11

Nederland

Le Quartier

10 Esplanade Frangois Mitterand —
29000 Quimper

02.98.55.55.77 di-za 10-18u zo 14-17u
Q 'In Situ’ [tot 14/101

Tourcoing

Le Fresnoy, Studio National des Arts
Contemporains

Rue du Fresnoy 22 — 59200 Tourcoing
03.20.28.38.05

wo-do 13-19u vr-za 14-21u zo 14-19u
O ‘Territoires de |’ image. Le Fresnoy —
10 ans de création’ [18/10 tot 1/11

Musée des Beaux Arts

Rue Paul Doumer 2 — 59200 Tourcoing
03.20.28.91.60 wo-ma 13u30-18u

[ Y(Collection Privée)? — Collection
Eugéne Rouir Fonds Suzanne Lenoir du
Musée de Louvain-La-Neuve’ / ‘Dessein
Gravé d’une Collection’ /‘Feuille(s)
Blanche(s)’ — Grégoire Motte, Stéphane
Benault, Julien Baete’ [tot 17/91

O ‘Territoires de I’ image. Le Fresnoy —
10 ans de création’ [18/10 tot 14/11

Valenciennes

Musée des Beaux-Arts

Boulevard Watteau — 59300 Valenciennes
03.27.22.57.20 wo-ma 10-18u
 ‘Pharaon. Homme, roi et dieu’ [5/10
tot 20/11

Groot-Brittannié

Cornwall

Tate Gallery St Ives

St Ives - TR26 1TG Cornwall
01736.79.65.43 di-zo 10u30-17u30

Q ‘If Everybody Had an Ocean’ — Brain
Wilson [tot 23/91

Hertfordshire

The Henry Moore Foundation

Perry Green, Much Hadham — SG10 6EE
Hertfordshire

01279.84.33.33

A *Moore and Mythology exhibition’
[3/4 tot 23/91

Leeds

Henry Moore Institute

The Headrow 74 — LS1 3AH Leeds
0113.234.31.58

dagelijks 10-17u30 wo 10-21u

3 *Moore and Mythology forms the cen-
tre piece of the 2007 Perry Green
Visitors’ Season’ [tot 23/9]

1 ‘Henry Moore Landscapes’ [tot 21/101
Q ‘The Bookshop’ [30/11 tot 31/121

O ‘Henry Moore: Master Printmaker —
A Major Tour of Russia’ [tot 1/11

Liverpool

Tate Gallery Liverpool

Albert Dock — L3 4BB Liverpool
0151.709.32.23 di-zo 10-18u
Q Peter Blake [tot 23/9]

London

British Museum

Great Russell Street —WC1B 3DG London
020.7323.8000

za-woe 10-17u30 do-vr 10-20u30

A ‘The First Emperor: China’s
Terracotta Army’ [tot 6/41

National Portrait Gallery

2 St. Martin’s Place —WC2H ONE London
020.7306.0055

ma-zo 10-18u do-vr 10-21u

O ‘Des Portraits Pop Art’ [11/10 tot 20/11

Royal Academy of Arts

Piccadilly — W1V 0DS London
0171.439.74.38 ma-zo 10-18u

O ‘Impressionists by the Sea’ [tot 30/9]
1 ‘At Home: Potraits of Artists from the
Royal Academy Collection’ [tot 25/11]
0 *Making History: Antiquaries In
Britain, 1707-2007 [tot 2/12]

O ‘A Retrospective’ — Georg Baselitz
[22/9 tot 9/121

1 *An American’s Passion for British Art:
Paul Mellon’s Legacy’ [20/10 tot 27/11

Tate Britain

Millbank — SW1P 4RG London
020.78.87.80.08 dagelijks 10-17u50

O ‘Turner Prize Retrospective’ [2/10 tot
6/110Q J.E. Millais [26/9 tot 13/11

Tate Modern

Bankside — SE1 9TG London
020.78.87.86.87

vr-za 10-22u zo-do 10-18u

Q ‘The body of colour’ — Hélio Oiticica
[tot 23/91

Q Louise Bourgeois [11/10 tot 27/11

Italié

Venetié

La Biennale

Giardini en Arsenale — Venetié
041.521.88.57 di-zo 10-18u

Q ‘Biénnale van Venetié’ [tot 21/11]

Palazzo Fortuny

Campo San Beneto 3958 — 30124 Venetié
041.520.90.70 wo-zo 10-18u

Q ‘Artempo. Where time becomes Art’ —
Axel Vervoordt [tot 7/101

Peggy Guggenheim Collection
Dorsoduro 701 — 30123 Venezia
041.2405.411 wo-ma 11-18u

1 ‘Rosso. The Transient Form’ [22/9 tot
6/11]

o

Almelo

Stichting Het Torentje

Egbert Gorterstraat — 7607 BN Almelo
0546.53.11.12 ma-zo 24u op 24u

1 ‘Simpel Leven’ — Klaar an der Lippe
& Bart Stuart [tot 23/91

Almere

Museum De Paviljoens

Odeonstraat 5 — 1325 AL Almere
036.537.82.82

wo za-zo 12-17u do-vr 12-21u

0 ‘Tweeéntwintigduizend vijfhonderd’
[tot 21/101

Amersfoort

De Zonnehof

Zonnehof 8 — 3811 ND Amersfoort
033.463.30.34 di-vr 11-17u za-zo 12-17u
1 De Ploegh [tot 21/101

Amstelveen

Cobra Museum voor Moderne Kunst
Sandbergplein 1-3 — Amstelveen
020.547.50.38 di-zo 11-17u

0 ‘Some of these days’ — Corneille [tot
30/91Q *Cina Now’ [29/9 tot 15/11

Amsterdam

Arcam Galerie

Prins Hendrikkade 600 — 1011 VX
Amsterdam

020.620.48.78 di-za 13-17u

O ‘Working Apart Together — Jonge
Amsterdamse Architectenbureaus’ [22/9
tot 17/111

Art Singel 100

Singel 100 — 1015 AD Amsterdam
020.625.77.64 wo-za 13-17u30 1ste
zo/maand 14-17u

O Andre de Jong [29/9 tot 20/101
O Mapi Rivera [27/10 tot 18/111

De Appel

Nieuwe Spiegelstraat 10 — 1017 DE
Amsterdam

020.625.56.51

di-wo+zo 11-18u do-za 11-23u

Q ‘The Go-Between’ [tot 7/10]

O Thomas Zipp & Michael Borremans
[tot 28/101

 ‘Veldwerk’ — Michaél Borremans /
‘White Dada’ — Thomas Zipp [tot 4/111

De Brakke Grond

Nes 45 — 1012 KD Amsterdam
020.622.90.14 di-za 10-20u30 zo 13-17u
1 ‘Black-out’ — Charif Benhelima [tot
14/101

Ondertussen 17

De Kunstfabriek

Polonceaukade 20 — 1014 DA Amsterdam
020.488.94.30 wo-vr 13-22u za-zo 11-18u
O ‘Haal meer groen in huis!’ [14/11 tot
18/111

De Nieuwe Kerk

Dam - 1012 JS Amsterdam
020.626.81.68 ma-zo 10-18u
4 ‘Held’ [tot 11/111

De Praktijk

Lauriergracht 96 — 1016 RN Amsterdam
020.422.17.27 di-za 13-18u

 ‘Die Liebe und die Arbeit, schilderij-
en’ — Bas Meerman /*Werken op papier’
— Paul van Dongen [6/10 tot 17/111

O ‘Have Faith’ — Gijs Assmann /‘Golden
Dream’ — Gil & Moti [tot 29/9]

De Veemvloer

Van Diemenstraat 410 — 1013 CR
Amsterdam

020.638.68.94 wo-za 13-18u zo 14-17u
1 ‘Paraat #3' [5/10 tot 28/101

Fotografie Museum Amsterdam (Foam)
Keizersgracht 609 — 1017 DS Amsterdam
020.551.65.00

dagelijks 10-17u do-vr 10-21u

O *American Work’ — Mitch Epstein [tot
19/91 Q *Metafiction’ — Anne de Vries [tot
10/101Q ‘Paris — New York — Shangai’ —
Hans Eijkelboom [tot 21/101 Q0 ‘KLM
Paul Huf Award’ — Michael Subotzky
[20/9 tot 4/111Q ‘Beaufort West' —
Mikhael Subotzky [21/9 tot 11/111

Q ‘Binnenstebuiten. Foto’s uit
Amsterdamse collecties en archieven’
[28/9 tot 5/121

Galerie De Expeditie

Leliegracht 47 — 1016 GT Amsterdam
020.620.47.58 wo-vr 11u-18u za 14-18u
1 ‘Momenten van Luciditeit’ — Ger van Elk
[tot 20/101

Galerie Fons Welters

Bloemstraat 140 — 1016 LJ Amsterdam
020.423.30.46 di-za 13-18u

O ‘Playstation’ — Melanie Bonajo &
Kinga Kielczynska /‘60W Magic’ —
Zilvinas Landzbergas [tot 13/101

Galerie Masters

Eerste Jan Steenstraat 131 — 1072 NJ
Amsterdam

06.418.16.903

1 ‘Each Similar Possibility’ —
Kruisdijk/Kuilboer [tot 13/101

Galerie Paul Andriesse

Withoedenveem 8 — 1019 HE Amsterdam
020.623.62.37 di-vr 11-18u za 14-18u
1 Rob Johannesma [tot 13/101

 Henri Jacobs [20/10 tot 1/121

Hermitage Amsterdam

Nieuwe Herengracht 14 — 1001 GR
Amsterdam

020.530.87.55 dagelijks 10-17u

Q ‘Art Nouveau tijdens de laatste tsaren’
[13/10 tot 5/51

Huis Marseille

Keizersgracht 401 — 1016 EK Amsterdam
020.531.89.89 di-zo 11-18u

Q Valérie Belin [tot 25/11]

meedragen.

De tijd is gekomen dat ik, met intens
verdriet, afscheid moet nemen van mijn
leermeester en vriend

MIGUEL SEGALL

Je bent heengegaan, Als een nachtkaars
ben je uitgegaan. Niemand die het merkte,
behalve ik. Ik leefde met je mee. Je was
een eendagsvlieg, Bekend van 'bella’, een
blauw, koninklijk, kaal portret. Je dromen
zijn niet uitgekomen, en toch had je het
kunnen voorkomen. Keuzes die je maakte,
je slappe, afwachtende houding om niet
die steen te verzetten. Nooit meer wachten
of afvragen, Tot aan mijn dood zal ik je

Marcelo Segall

Met droefenis hebben wij kennis genomen
dat na een moedig gedragen strijd is heengegaan

de heer

GEERT WILDERS

De heer Wilders heeft tot het laatste grote
betrokkenheid getoond aan de vrijheid van het
vrije woord. Zijn kennis, inspiratie en zeker zijn
gedrevenheid waren een voorbeeld voor ieder.
De mensheid is hem daarvoor zeer dankbaar en

zal hem missen.

Marcelo Segall
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Melkweg Galerie

Marnixstraat 409 — 1017 PH Amsterdam
020.624.17.77 wo-zo 14-20u

1 ‘Under the Bridge & Other Places’ —
MariaMaria [5/10 tot 28/101

Montevideo/Time Based Arts
Keizersgracht 264 — 1016 EV Amsterdam
020.623.71.01 di-za 13-18u

1 *0ff Screen’ [tot 7/10]

Museum Willet-Holthuysen
Herengracht 605 — 1017 Amsterdam
020.523.18.22

ma-vr 10-17u za-zo 11-17u

Q ‘Palet Willet. Een keuze uit de kunst-
collectie van Abraham Willet [tot 7/10]

Rijksmuseum

Stadhouderskade 42 — 1071 ZD Amsterdam
020.674.70.00 ma-zo 9-18u

1 *Macht. Dress to Imress’ [tot 30/9]

1 ‘Te Gast: The Leaping Horse’ [20/9
tot 17/121

Slewe Galerie

Kerkstraat 105 A — 1017 GD Amsterdam
020.625.72.14 di-za 13-18u 1ste
zo/maand 14-17u

O *Art Forum Berlin’ [29/9 tot 6/101

Q Zebedee Jones [13/10 tot 10/111

Stedelijk Museum

Oosterblokskade 5 — 1011 AD Amsterdam
020.573.29.11 dagelijks 10-18u do 10-21u
Q ‘E.S.P, 2007’ - Melvin Moti [21/9 tot
4/111 1 ‘Scenes en sporen — Vormgeving,
video, fotografie en installaties’ [tot
25/111Q ‘Cruel Bonsai’ — Heringa / Van
Kalsbeek [tot 6/11 1 ‘Other Voices, Other
Rooms’ — Andy Warhol [12/10 tot 13/11

Torch

Lauriergracht 94 — 1016 RN Amsterdam
020.626.02.84 do-za 14-18u

1 ‘J-pics vs. Mpegs’ — Martin Denker &
Jochen Miihlenbrink [tot 20/101]

Tropenmuseum

Linnaeusstraat 2 — 1092 CK Amsterdam
020.568.82.00 ma-vr 10-17u za-zo 12-17u
Q ‘Maskerdansers in Malawi — Foto’s
van Douglas Curran’ [tot 23/9]

1 ‘Diepe Wildernis — een Braziliaanse
roman verbeeld’ [tot 27/1]

Van Gogh Museum

Paulus Potterstraat 7 — 1071 CX Amsterdam
020.570.52.00

dagelijks 10-18u vr 10-22u

O ‘Van Goghs tekeningen: nieuwe
inzichten’ [tot 7/101 Q Vincent van Gogh
& Georges Seurat [tot 31/121

Q ‘Barcelona 1900’ [21/9 tot 20/11

W 139

Warmoesstraat 139 — 1012 JB Amsterdam
020.622.94.34 ma-zo 11-19u

3 ‘Love is like Oxygen’ /‘Somewhere
else’ /'Liefde in de Stad’ [tot 30/9]

1 *Kultivator Supermodel’ [13/10 tot
11/111

Arnhem

Museum voor Moderne Kunst
Utrechtseweg 87 — 6812 AA Arnhem
026.351.24.31 di-za 10-17u zo 11-17u
1 *Highlights’ — Juul Jacobs [22/9 tot
27/11

Assen

Kunstcentrum DeFKA

Vaart NZ 2 — 9401 GM Assen
0592.31.53.16 do-za 13-17u

O ‘De Wereld is een Werkwoord. Kunst,
wetenschap en filosofie’ [tot 23/9]1

1 ‘Fotografie en Ethiek. Ob Skene’
[30/9 tot 20/101

 *Handsome Tofu’ — Gregory Maas &
Nayoungim [11/11 tot 1/121

Bladel

Galerij de Kort

Oranje Nassaulaan 2 — 5531 HZ Bladel
0497.38.69.14 za-zo 13-17u

1 Leonie van Santvoort [13/10 tot 11/111

Breda

Lokaal 01

Kloosterlaan 138 — 4811 EE Breda
076.514.19.28 do-zo 13-17u

3 ‘Burning Marle’ [22/9 tot 14/101

Delft

Galerie De Zaal

Koornmarkt 4 — 2611 EE Delft
015.214.59.13 do-za 12-17u zo 14-17u
1 Julia Kropelin, Jan Albers & Nicole
Pohl [tot 21/101 Q ‘Arie Berkulin next
to Leon Adriaans’ [4/11 tot 16/12]

—p—

Den Haag Haarlem Noorden

Artotheek Den Haag ABC Architectuurcentrum Artipoli

Denneweg 14a — 2514 CG Den Haag Groot Heiligland 47 - 2011 EP Haarlem Voorweg 2 B — 2431 Noorden
070.346.53.37 023.534.05.84 di-za 12-17u zo 13-17u 06.22.37.20.44

di-wo vr-za 10-17u do 10-17u 19-21u
A *Landing Soon #2' — Handy Hermansyah,
Ingrid Mol, Quinten Smith [tot 7/101

Fotomuseum Den Haag
Stadhouderslaan 43 — 2517 Den Haag
070.338.11.44 di-zo 14-22u

1 *Among photographers’ — Koos Breukel
[tot 30/91 O ‘Drie Australische
Fotografen’ [tot 28/101

Gemeentemuseum Den Haag
Stadhouderslaan 41 — 2517 HV Den Haag
070.338.11.11 di-zo 11-17u

Q Yoshitomo Nara [tot 28/101

Museum Meermanno

Prinsessegracht 30 — 2514 AP Den Haag
070.346.27.00 di-vr 11-17u za-zo 12-17u
1 ‘Boekontwerp tussen Art Nouveau en
Nieuwe Zakelijkheid’ — Henry van de
Velde [22/9 tot 25/111

Stichting Regentenkamer

Laan van Meerdervoort 34 — 2517 AL
Den Haag

070.365.86.12 di-za 11-15u

1 'Design & Mode uit Finland’ [tot 28/101

Stroom Den Haag

Hogewal 1-9 — 2514 HA Den Haag
070.365.89.85 wo-zo 12-17u

Q ‘0mbouwen/Restructure. Drie benade-
ringen van intelligent bouwen’ [23/9 tot
11/111

Deventer

Kunstenlab

Laboratoriumplein 1 — 7411 CH Deventer
0570.611.848 di-zo 13-17u

A ‘Knitted Landscape’ — Jan ter Heide
& Evelien Verkerck [tot 7/10]

Diepenheim

Kunstvereniging Diepenheim
Grotestraat 17 — 7475 AA Diepenheim
0547.35.21.43

di-vr 12-17u za-zo 14u30-17u

Q Simon Benson [tot 31/10]

Dordrecht

CBK Dordrecht

Voorstraat 180 — 3311 ES Dordrecht
078.631.46.89 wo-za 12-17u

1 ‘Open Atelierroute Salon 2007’ [29/9
tot 30/91Q ‘Post Dordt’ [tot 13/10]

Egmond aan Zee

Galerie Conny van Kasteel
Noorderstraat 4 — 1931 EV Egmond aan
Zee

072.506.151 vr-zo 14-19u

O ‘Expo 36. Abstract — Concreet —
Minimaal — Monochroom’ [tot 7/10]

Eindhoven

De Overslag

Generaal Bothastraat 7 D — 5642 NJ
Eindhoven

040.281.55.03 do-zo 13-17u

3 ‘Golvenveld’ — Danielle Lemaire [30/9
tot 14/101 Q ‘Tinder Touch’ — Mariélle
Videler [20/10 tot 11/111

MU

Emmasingel 20 - 5611 AZ Eindhoven
040.296.16.63

ma-vr 10-18u za 11-17u zo 13-17u

3 ‘Learning to Love You More’ —
Miranda July & Harrell Fletcher [tot 30/91

Van Abbemuseum

Bilderdijklaan 10 — 5611 Eindhoven
040.238.10.00 di-zo 11-17u do 11-21u
Q ‘Het Apollohuis. Boek werken’ [1/9
tot 26/101 4 ‘Cityplan — Het modernste
ontwerp voor Eindhoven’ [20/10 tot
28/101 U ‘Vormen van verzet.
Kunstenaars en het verlangen naar socia-
le verandering van 1871 tot heden’
[22/9 tot 6/11Q ‘De verbeelding aan de
macht. Het Apollohuis’ [22/9 tot 9/31]

Groningen

Groninger Museum

Museumeiland 1 — 9711 ME Groningen
050.366.65.55 di-zo 10-17u

1 ‘Oosterse Kunstnijverheid’ — Studio
Job [tot 30/12]

Stichting Fotografie Noorderlicht
Akerhof 12 — 9711 JB Groningen
050.318.22.27 ma-vr 10-21u

A ‘Internationaal Photofestival 2007”
[tot 28/101

O ‘Wijk te kijk: In het kader van de
Waarderpolder’ [tot 28/10]

De Hallen Haarlem - Vleeshal en
Verweyhal

Grote Markt 16 — 2001 DJ Haarlem
023.511.57.75 di-za 11-17u zo 12-17u
[ ‘The present order is the disorder of
the future’ [tot 25/111]

De Vishal

Grote Markt 20 — 2011 RD Haarlem
023.532.68.56 di-za 11-17u zo 13-17u
4 ‘Kroegen in de (Jans)kerk’ [tot 29/9]
Q ‘Broncode’ [tot 7/101

Hattem

Voerman Museum Hattem
Kerkstraat 46-48 — 8051 GC Hattem
038.444.28.97 di-za 10-17u
 ‘Hommage aan de Nederlandse
Grafiek’ [ tot 29/91

Heerlen

Stadsgalerij Heerlen

Bongerd 18 — 6400 AA Heerlen
045.577.22.10

di-woe-vr 11-17u do 11-20u za-zo 13-
Q ‘Encounters II’ [tot 11/111

Heino/Wijhe

Museum De Fundatie

‘t Nijenhuis 10 — 8131 RD Heino/Wijhe
0572.38.81.88 di-zo 11-17u

Q Van Pallandt/Vermeij [29/9 tot 20/11

Heerenveen

Museum Belvédére

Oranje Nassaustraat 12 — 8448 MT
Heerenveen

0513.644.999 di-zo 11-17u

 ‘De Deelen’ — Maaike Alma, Jan
Snijder & Sjoerd de Vries’ [tot 30/9]
 Roger Raveel [5/10 tot 6/11]

Hilversum

Museum Hilversum

Kerkbrink 6 — 1211 BX Hilversum
035.629.28.26 di-za 11-17u zo 12-17u
Q ‘Niet beschreven Ruimte: de Archi-
tectuur van Koen Van Velsen’ [tot 6/11

Ijmuiden

RC de Ruimte

J.PCoenstraat 51-55 — 1972 AP Ijmuiden
0255.527.435 do-zo 13-17u

Q ‘Indian Summer’ [22/9 tot 7/101

Leeuwarden

Fries Museum

Turfmarkt 11 — 8911 KS Leeuwarden
058.255.55.01 di-zo 11-17u

Q ‘Mode in zwart-wit [tot 11/11]

O ‘Super Terpen’ / ‘Fries Zilver’ /'‘KUNST-
LAND’ /*Levenslijnen’ [tot 12/121

Keramiekmuseum Princessehof

Grote Kerkstraat 11 — 8911 DZ
Leeuwarden

058.2.948.957 ma-za 10-17u zo 14-17u
Q ‘Pretty Dutch’ [tot 28/101

1 ‘Liefde & Hebzucht!’ [tot 7/11

Maastricht

Bonnefantenmuseum

Avenue Ceramique 250 — 6201 BV
Maastricht

043.329.01.90 di-zo 11-17u

4 ‘From Vulcan’s Forge: Bronssculptuur
uit het Rijksmuseum Amsterdam, 1450-
1800’ [tot 16/91 Q ‘De Zuil van Genk’ —
Luciano Fabro [tot 18/101

1 *Werken uit de collectie’ — Sol LeWitt /
Georg Sturm /*Kuierend naar utopia in
Mai-Thu Perret’s Land of Crystal’ [tot 6/11

Galerie Wansink

Kapoenstraat 20 — 6211 KW Maastricht
043.32.10.665

wo-za 13-17u laatste zo v/d maand 14-17u
Q Christina de Vos [tot 13/10]

1 Eugeéne Brands [28/10 tot 1/121

Museum Het Valkhof

Kelfkensbos 59 — 6511 TB Nijmegen
024.360.88.05 di-vr 10-17u za-zo 12-17u
Q ‘Achter het Zilveren Masker.
Technisch onderzoek naar Romeinse rui-
terhelmen’ [tot 18/111

vr 15-21u za 11-17u zo 12-17u

1 ‘Time-Moving-Abstract-Pieces’ — Jac
Bisschops & Gijs van Bon [tot 14/101
1 ‘Love-Bomb’ — Arin Sunaryo [27/10
tot 2/121

Otterlo

Krdller-Miiller Museum
Houtkampweg 6 — 6731 AW Otterlo
0318.59.12.41 di-zo 10-17u

Q ‘Longing for the Garden’ [tot 23/91

Plasmolen

De Vierde Dimensie

Zevenbergseweg 12 — 6586 AJ Plasmolen
024.696.21.76 vr-zo 12-17u

[ “Jonge concreten’ — Guido Winkler &
Jan Maarten Voskuil [tot 21/101

Rotterdam

Historisch Museum Rotterdam

Het Schielandshuis

Korte Hoogstraat 31 — 3011 GK Rotterdam
010.217.67.67 di-vr 10-17u za-zo 11-17u
QA ‘Inspiratie Rotterdam. Fotografie nu’
[tot 24/21 1 ‘Bloedmooi. Onze dubieuze
relatie met het dier’ [4/10 tot 30/31

Museum Boijmans Van Beuningen
Museumpark 18-20 — 3015 CX Rotterdam
010.441.94.00 di-za 10-17u

O ‘Interventies’ [tot 28/101

Nederlands Architectuurinstituut (NAi)
Museumpark 25 — 3015 CB Rotterdam
010.440.12.00 di-za 10-17u zo 11-17u
 ‘Icoon van het Modernisme.

Van Doesburg’s Aubette’ [tot 30/91

‘A Better World — Another Power’ [tot
21/101Q ‘Cuypers. Architect with a
Mission’ [22/9 tot 6/11

Nederlands Fotomuseum
Wilhelminakade 332 — 3072 AR Rotterdam
010.203.04.05 di-zo 11-17u

4 ‘Port Images. 100 jaar Rotterdamse
Haven in beeld’ [tot 28/101

Sculpture International Rotterdam
Coolsingel (rondom stadhuis) — Rotterdam
www.sculptureinternationalrotterdam.nl
4 ‘Publiek’ — Monica Bonvicini,
Germaine Kruip, Ugo Rondinone [22/9
tot 18/111

Witte de With

Witte de Withstraat 50 — 3012 BR
Rotterdam

010.411.01.44 di-zo 11-18u

1 ‘Bodypoliticx’ [tot 16/12]

Schiedam

Stedelijk Museum Schiedam
Hoogstraat 112 — 3100 AE Schiedam
010.246.36 57 di-za 11-17u zo 12u30-17u
Q'L Homme Sucré (bis): tekeningen uit
de nieuwe schenking Cees van der Geer’ /
‘Decor Schiedam. Impulsen uit de stad’
[tot 7/101 O ‘Advanced Failure’ — Otto
Egberts [tot 25/111

’s-Hertogenhosch

Stedelijk Museum ’s-Hertogenbosch
Magistratenlaan 100 — 5223 MB
‘s-Hertogenbosch

073.627.36.80

di+do 13-21u wo+vr-zo 13-17u

1 ‘Queen for a Day. Sieraden voor de
haute couture’ [tot 23/9]

Sittard

Museum Het Domein Sittard
Kapittelstraat 6 — 6131 ER Sittard
046.451.34.60 di-zo 11-17u

Q ‘Direktionskulptur. Con vista sulle mie
montagne’ — Erwin Wurm [tot 28/101

Tilburg

De Pont museum voor hedendaagse
kunst

Wilhelminapark 1 — 5041 EA Tilburg
013.543.83.00 di-zo 11-17u

Q ‘Year Zero’ — Christiaan Bastiaans
[tot 28/101

U *Naturen, schilderijen en werken op
papier’ — Reinoud van Vught /*De Stijl in
Tilburg. De vriendschap tussen Antony
Kok en Theo van Doesburg’ [tot 6/11

Utrecht

BAK, basis voor actuele kunst

Lange Nieuwstraat 4 — 3512 PH Utrecht
030.231.61.25 wo-vr 12-17u za-zo 13-17u
A ‘Kiiba/Paradise’ — Kutlug Ataman [tot
16/121

CBK Utrecht

Plompetorengracht 4 — 3512 CC Utrecht
030.230.79.10 di-vr 10-17u za-zo 13-17u
1 ‘Roots’ — Halina Zalewska [tot 14/101

Centraal Museum

Nicolaaskerkhof 10 — 3512 XA Utrecht
030.236.23.62 di-zo 12-17u vrij 12-21u
 ‘The Suspended Moment — H+F
Collectie’ [tot 28/101

 ‘Brieven uit Arcadia’ [tot 4/11]

Vijfhuizen

Kunstfort Vijfhuizen

Spieringweg 613 — 2141 EB Vijfhuizen
023.564.04.26 vr-zo 13-17u

1 ‘Het geheugen’ — Nicole Raufeisen,
Ryan Witt & Maria Zervou [tot 30/9]
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Bilbao

Museo Guggenheim Bilbao
Abandoibarra Et. 2 — 48001 Bilbao
094.43.59.000 di-zo 10-20u

1 ‘USArt: 300 Years of Innovation’
[11/10 tot 1/21 A ‘Each to Their Own
Taste’ [16/10 tot 1/41

Madrid

Museo Thyssen-Bornemisza

Paseo del Prado 8 — 28014 Madrid
091.369.01.51 di-zo 10-19u

4 ‘Art and Humanism in the German
Renaissance’ — Diirer and Cranach [2/10
tot 6/11

Zwitserland

Zeeuws Maritiem Muzeeum Vi
Nieuwendijk 15 — 4381 Vlissingen
0118.41.24.98

ma-vr 10-17u za-zo 13-17u

1 ‘De Wereld van Michiel de Ruyter’
[tot 30/91 4 ‘De Ruyter verbeeld, icoon
& karikatuur’ [tot 21/10]

Q ‘De Ruyter inspireert, de zeeheld als
Kunst’ [26/10 tot 15/11

Zwolle

Museum de Fundatie

Blijmarkt 20 / Paleis aan de Blijmarkt —
8011 NE Zwolle

0572.38.81.88 di-zo 11-17u

[ ‘Het oog van de kenner’ — Dirk
Hannema (1895-1984) [tot 20/11

Oostenrijk

Essl

Sammlung Essl

An der Donau Au 1 — 3400 Klosterneuburg
02243.370.50.150

di-zo 10-19u wo 10-21u

U ‘Tokyo Santa’ — Paul McCarthy [tot
7/101 Q ‘Foto.Kunst — Zeitgendssische
Fotografie aus der Sammlung Essl’ [tot
25/111

Wien

Kunsthalle Wien

Karlsplatz 1 — 1070 Vienna
01.521.89.33 dagelijks 10-19u do 10-22u
Q ‘Dreams & Trauma. Works from the
Dakis Joannou Collection’ [tot 4/101

Q ‘True Romance’ [5/10 tot 3/21

d ‘Viva la Muerte — death in Hispanic
Art’ [1/11 tot 3/21

Bawag Foundation

Tuchlauben 7 A — 1010 Wien
053.453.22.96 dagelijks 10-18u

O Romantic Conceptualism’ [tot 1/121

Wiener Secession

Friedrichstrasse 12 — 1010 Wien
01.587.53.07 di-za 10-18u

O Azra Aksamija Baumiiller / Hofmann
Tatzu Nishi [tot 30/9]

Portugal

Porto

Museu Serralves

Rua D. Jodo de Castro 210 — 4150-417
Porto

01.22.615.6590 di-zo 10-19u

4 Veit Stratman [tot 14/101

Q ‘Ephemeral Transfigurations:

The Creation of the World’ [tot 30/121]
Q Harald Klingelhéller [tot 30/91

Spanje

Barcelona

Fundacio Antoni Tapies

Arago 255 — 08007 Barcelona
03.487.03.15 di-zo 11-20u

1 Bahman Jalali [11/10 tot 6/11]

Fundacio Joan Miro

Parc de Montjuic — 08038 Barcelona
0934.439.470 di-za 10-19u do 10-21u30
O Sean Scully [tot 30/91

QA body without limits’ [26/10 tot 21/11
4 ‘Kawai. Japan today’ [20/9 tot 15/71

Museu d’Art Contemporani de
Barcelona (MACBA)

Placa dels Angels 1 — 08001 Barcelona
093.412.08.10 wo-vr 12-20u za 10-20u
z0 10-15u

1 ‘Be-Bomb. The Transatlantic War of
Images and all that Jazz. 1946-1956'
[5/10 tot 7/11

Aarau

Aargauer Kunsthaus

Aargauerplatz — 5001 Aarau
062.835.23.30 di-zo 10-17u do 10-20u
1 ‘Etant donné: Die Sammlung!” [tot 4/111

Genéve

Mamco

Rue des Vieux-Grenadiers 10 — 1205
Genéve

022 320 61 22 ma-vr 12-18u za-zo 11-18u
O ‘Multimimetica’ [17/10 tot 13/11

Luzern

Kunstmuseum Luzern

Europaplatz 1 — 6002 Luzern
041.226.78.00 wo 10-20u di-zo 10-18u
1 'Vis-a-vis’' — Bacon & Picasso [tot 25/111

Winterthur

Kunstmuseum Winterthur
MuseumstraBe 52 — 8402 Winterthur
052.267.51.62 di 10-20u wo-zo 10-17u
d ‘Die Erneuerung des Sehens.
Meisterwerke der Klassischen Moderne
aus der Graphischen Sammlung’ [tot 24/31]

Ziirich

Galerie Andrea Caratsch
Limmatstrasse 291 — CH-8005 Ziirich
044. 272.50.00

1 ‘Late Work’ — Pablo Picasso [tot 19/101]

Haunch of Venison

Lessingstrasse 5 — 8002 Ziirich
043.422.8888 di-vr 14-18u za 11-16u
3 Uwe Wittwer [tot 29/91

Kunsthalle Ziirich

LimmatstraBe 270 — 8005 Ziirich
01.272.15.15 di-vr 12-18u za-zo 11-17u
Q Christopher Williams [tot 28/101

Q Kai Althoff [10/11 tot 6/11

Kunsthaus Ziirich

Heimplatz 1 — 8024 Ziirich
01.251.67.65 di-do 10-21u vr-zo 10-17u
1 ‘Welcker und die Moderne’ — Carola
Giedion [tot 18/111

Migros Museum fiir Gegenwartskunst
Ziirich

Limmastrasse 270 — 8005 Ziirich
044.277.20.50

4 Olaf Breuning [tot 21/101

Museum Bellerive

Hoschgasse 3 — 8034 Ziirich
01.383.43.76 di-zo 10-17u

3 “Jugendstil — L'air d’un temps’ [tot 7/101

Museum fiir Gestaltung
Austellungsstrasse 60 — 8031 Ziirich
043.446.67.67 di-do10-20u vr-zo 10-17u
d *Nature Design — From Inspiration to
Innovation’ [tot 2/121

De volgende De Witte Raaf verschijnt
op 15 november 2007. Gegevens voor
de agenda moeten binnen zijn véor
15 oktober 2007 op het posthusadres:
Posthus 1428, 1000 Brussel 1.

e-mail: info@dewitteraaf.be

The next issue of De Witte Raaf will
be released on November 15,2007.
Please send your information hefore
October 15,2007 to: Posthus 1428,
B-1000 Brussel 1.

e-mail: info@dewitteraaf.be

www.meritcapital.be

BEURSVENNOOTSCHAP VERMOGENSBEHEER

Roderveldlaan 5, 2600 Berchem Tel: 0032 3 259 26 00 Fax: 0032 3 259 23 05 info@meritcapital.be
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Inhoudsopgave

nummer 123  september — oktober 2006

| Koen Brams & Dirk Piiltau Een keuze is altijd een beper-
king. Gesprek met Guy Rombouts | Theodor W. Adorno
Leestekens | Dirk Van Hulle Full stop | Walter Nikkels
Marges worden kaders. Over het boek van morgen |
Dirk Piiltau Gesprek met typograaf en vormgever Filiep Tacq
| Rudi Visker Zum-Buch-sein. Heidegger, het boek en de let-
ter |1 Rudi Laermans. Kunstkritiek als politiek schaduwbok-
sen. Over Geheime publiciteit van Sven Liitticken

nummer 124 november — december 2006

| Koen Brams & Dirk Piiltau Gesprek met Daniel Buren over
de tentoonstelling Kunst in Europa na '68 | Margarethe
Jochimsen WENDE ‘80’ van Hanne Darboven. De structuur
van het werk | Hans Ulrich Gumbrecht Zes vuistregels voor
de periode na ‘de lessen uit de geschiedenis’ | Koen Brams &
Dirk Piiltau Gesprek met Dan Van Severen | Koen Brams &
Dirk Piiltau Gesprek met Lili Dujourie | Koen Brams &
Dirk Piiltau Gesprek met Ann Veronica Janssens |
Bart Meuleman Interview met Marianne Van Kerkhoven |
Fieke Konijn De Appel 1975-1983 | Koen Brams & Dirk
Piiltau Interview met Jef Cornelis over de literatuurfilms I
Daniél Robberechts Dagboek 1980 | Guy Poppe Solidarnosc,
de Grote Scheur in het IJzeren Gordijn

nummer 125  januari - februari 2007

| Jan Blommaert Verliezingen. Over de Belgische gemeente-
raadsverkiezingen van 8 oktober 2006 | Hans Blokland
De Langeleegte: verkiezingen in Nederland | Bart Verschaffel
Omzien naar ‘choses plus apparentes que les paroles’: T.].
Clark over Nicolas Poussin | Ernst van Alphen Pijnlijke
Schilderijen | Dirk Piiltau Learning from the Museum /
Learning from Art | Eric De Bruyn Een schouwspel van
handen: Richard Serra’s films

nummer 126 maart — april 2007

| Koen Brams & Dirk Piiltau The 80s: A Topology. Gesprek
met Ulrich Loock | Eviatar Zerubavel Historische disconti-
nuiteit | Hubert van den Berg Sixties? Bij een tentoonstel-
ling in het Haags Gemeentemuseum | Koen Brams & Dirk
Piiltau Gesprek met Lili Dujourie (II). Het vroegste werk
(1967-1972); videowerken (1972-1981) | Dirk Lauwaert
Visconti, Rocco, Simone, Nadia. La Robe de I'Histoire | Hans
De Wolf In memoriam Dritte Romantik

nummer 127 mei - juni 2007

| Koen Brams & Dirk Piiltau “Twijfel er niet aan dat televi-
sie nog altijd gelijkstaat met politiek”. Interview met Jef
Cornelis over Container | Bart Meuleman Schedel en Tanden
— over de rampzalige ontvangst van Container | De plaats
van de intellectueel — paneldiscussie met Hans Blokland,
Joke Hermsen, Rem Koolhaas, Dirk Piiltau, Gijs van Oenen |
De plaats van de intellectueel — paneldiscussie met Jean-
Jacques Cassiman, Thierry De Duve, Dominiek Hoens, Dirk
Piiltau, Myriam Van Imschoot | Container 3: De puntzak
van Heine (transcriptie) | Rudi Laermans Postmoderniteit
en politiekloosheid

nummer 128  juli-— augustus 2007

| Koen Brams & Dirk Piiltau 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

met de steun van
De Vlaamse Regering — De Mondriaan Stichting

Mondriaan Stichting
(Mondriaan Foundation)

Auteurs

Koen Brams Directeur van de Jan van Eyck Academie.
Samensteller van de Encyclopedie van fictieve kunstenaars
(Amsterdam/Antwerpen, Nijgh & Van Ditmar, 2000).

Geert Bekaert Architectuurtheoreticus en -criticus. In
2002 verscheen van hem (samen met Ronny De Meyer) Een
reis naar Japan, met het toeval als norm (Ghent University
Architectural and Engineering Press).

Pedro Costa Portugees cineast. Studeerde geschiedenis aan
de Universiteit van Lissabon en volgde les aan de Escola
Superior de Teatro e Cinema. In 1989 debuteerde hij met O
Sangue (The Blood). Andere films: Casa de Lava (Down to Earth)
(1995), Ossos (Bones) (1997), No Quatro da Vanda (In Vanda's
Room) (2000), Juventude em Marcha (Colossal Youth) (2006).

Catherine David Studeerde Linguistiek en Kunst-
geschiedenis aan de Université de la Sorbonne en de Ecole
du Louvre (beide Parijs). Van 1982 tot 1990 curator van
het Musée national d’art moderne, Centre Georges
Pompidou (Parijs) en van 1990 tot 1994 werkzaam in de
Galerie Nationale du Jeu de Paume (Parijs). Artistieke lei-
ding van Documenta X (Kassel, 1997). Sinds 1998 leidt zij
het langetermijnproject Contemporary Arab Representations
(organisatie Fundaci6 Tapies, Barcelona). In 2000 organi-
seerde zij The State of Things (Kunst Werke, Berlijn). Van
2002 tot 2004 was zij directeur van Witte de With
(Rotterdam). Thans werkt zij free-lance.

Chris Dercon Kunsthistoricus, maker van documentaires en
cultureel producent. Einde jaren '80 was hij directeur pro-
grammatie van PS1 Museum in New York, waar hij onder
anderen werk van Hélio Oiticica and David Medalla toonde. In
1990 werd hij directeur van Witte de With, centrum voor
hedendaagse kunst, Rotterdam. Van 1996 tot 2003 directeur
van het Museum Boijmans Van Beuningen in Rotterdam.
Sinds 2003 directeur van het Haus der Kunst in Miinchen.

Gregor Langfeld Kunsthistoricus. Auteur van Duitse kunst
in Nederland: Verzamelen — tentoonstellen — kritieken, 1919-
1964 (2004). Werkt aan een proefschrift over de receptie
van de Duitse moderne kunst in de Verenigde Staten.
Doceert Methodology en Academic Writing aan de bachelor-
opleiding van het SAE Institute Amsterdam (internationaal
college voor mediatechnologie).

Dirk Lauwaert Doceert over film aan het R.IT.S, over
fotografie aan Sint-Lukas (Brussel). Publicist. Van hem ver-
scheen in 1996 de essaybundel Artikels in de boekenreeks
De Gelaarsde Kat (Yves Gevaert, uitgever). Een tijd geleden
verscheen zijn bundel Dromen van een expeditie. Geschriften
over film 1971-2001 bij Uitgeverij Vantilt.

Dirk Piultau Kunsthistoricus. Publiceert over kunst.
Hoofdredacteur van De Witte Raaf.

Joélle Tuerlinckx Kunstenaar, leeft en werkt te Brussel.
Recente solotentoonstelling: 64 Expositions-minute. Sur
mesure, échelle variable in het MAMCO (Musée d’art moderne
et contemporain), Geneve (21 februari-6 mei 2007).

Permanente partners

Redactie

Hoofdredacteur: Dirk Pultau

Zakelijke leiding: Dirk Mertens

Redactiesecretariaat: Mieke Mels

Eindredactie: Dirk Mertens (tweede katern),

Dirk Piiltau (eerste katern), Bart Meuleman (pp. 19-21)
Corrector: Dirk Mertens

Vormgeving: Inge Ketelers

Publiciteit: Mieke Mels

Praktische gegevens

ISSN: 0774-8523
BTW nummer: BE 456.630.567
Verschijningsritme: Tweemaandelijks

Planning verschijnt deadline
nummer 130 15 november 2007 15 oktober 2007
nummer 131 15 januari 2008 15 december 2007
nummer 132 15 maart 2008 15 februari 2008
nummer 133 15 mei 2008 15 april 2008
nummer 134 15 juli 2008 15 juni 2008

nummer 135 15 september 2008 15 augustus 2008
Oplage: 15.000 ex.

Gratis beschikbaar in archieven, artotheken, bibliotheken,
culturele cafés, culturele centra, galeries, instellingen voor
hoger en deeltijds kunstonderwijs, kunstboekhandels,

musea en stichtingen voor beeldende kunst

Abonnement

De Witte Raaf is een gratis meeneemkrant. Wenst u dat De
Witte Raaf thuisbezorgd wordt, of wilt u het tijdschrift
financieel ondersteunen, dan is een (steun)abonnement
aangewezen. Het abonnement vangt aan na ontvangst van
betaling en geldt voor zes nummers. Het abonnement kan
op elk moment ingaan. Losse nummers van De Witte Raaf
kunnen (na)besteld worden. Let op: de stortingen moeten
op andere rekeningnummers gebeuren naargelang de
plaats van waaruit u geld overmaakt!

Rekeningnummers

KBC Brussel 422-2181611-46

KBC Rotterdam 633138452

Buitenland per internationale postwissel

Gelieve in de mededeling het nummer te vermelden waar-
mee u uw abonnement wilt laten beginnen!

Tarieven Belgié en Nederland

Abonnement 20,00 EUR
Steunabonnement 50,00 EUR
Losse nummers 5,00 EUR

Tarieven Buitenland

Abonnement 25,00 EUR
Steunabonnement 50,00 EUR
Losse nummers 7,00 EUR

— Niets uit deze uitgave mag worden verveelvoudigd zonder voorafgaan-
delijke toestemming van de uitgever en de auteurs.

— De rechten voor de illustraties en de teksten werden naar best vermogen
geregeld. Andere rechthebbenden gelieve zich te wenden tot de redactie.

— Schriftelijke reacties kunnen gepubliceerd worden maar de redactie
behoudt zich het recht voor ingezonden brieven in te korten.

— Ongevraagde bijdragen worden niet teruggestuurd.

Uitgever: DWR/TWR vzw
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Tel. 32(0)2 223.14.50 —Fax 32(0)2 223.23.18
http://www.dewitteraaf.be — e-mail: info@dewitteraaf.be
Verantwoordelijke uitgever: Dirk Mertens,
Turnhoutsebaan 109, 2140 Antwerpen

Kapitalo



WR 129 - 2de katern 25-04-2016 11:25 Pagina 20

De Witte Raaf — 129 / september— oktober 2007 Ondertussen 20

o <
5 AN
& >
N &O

%«

WP UIRSAER

NVONICA
SONVICIN

GERNMAINE
KRUIP

O
O
O
[
v
Z
)
[T
M
A
0
1
_{
[T
A
U
>
<
D
O
Z
U
O
<
Y
>
)
I
C
@

7D

S
RONDINON

22 september t/m 18 november 2007
opening 271 september, 19-27 uur

Sculpture International/Internationale Beelden Collectie
Rotterdam beheert =n ontwikkelt de internationale
kKunstwerken in de openbare ruimte van Rotterdam.

SCULPTURE iNTERNATIONAL ROT TERDAMN






