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Postmodernisme 
in Vlaanderen/
Nederland & 
grensverkeer

Het postmodernisme in Vlaanderen 
en Nederland, het zijn twee totaal 
verschillende werelden, zo bleek in 
het vorige nummer, dat om die re-
den in twee delen was opgesplitst, 
een Vlaams en een Nederlands. Dat 
er tussen beide regio’s ook grensver-
keer plaatsvond, is evident. Maar 
wat was de aanleiding, de aard en 
de inzet van die contacten? In dit 
nummer stellen we enkele gevallen 
van grensverkeer voor, min of  meer 
in chronologische volgorde.
 Een eerste aanwijzing van ‘grens-
verkeer’ kan worden gevonden in de 
twee beelden waarmee het nummer 
opent. Het linkerbeeld, een repro-
ductie van Le singe qui peint van de 
Franse 18de-eeuwse schilder Jean-
Baptiste-Siméon Chardin, werd  
opgenomen in de catalogus van de 
tentoonstelling Het Onding Kunst, 
geïnitieerd door het Antwerpse 
kunstenaarsinitiatief  Ruimte 
Morguen en georganiseerd door 
Galerie Stalker van 13 maart tot  

1 mei 1988 in Breda. Het rechter-
beeld is een schilderij dat Rob 
Scholte in hetzelfde jaar op basis 
van het schilderij van Chardin  
vervaardigde. Los van de mogelijk 
andere interpretatie die de 
Antwerpse organisatoren van  
Het Onding Kunst en de Nederlandse 
kunstenaar Rob Scholte aan dit 
beeld gaven, is het fascinerend om 
vast te stellen dat Vlamingen en 
Nederlanders op haast telepathi-
sche wijze met de schilderende aap 
van Chardin aan de slag gingen!
 Het Onding Kunst is uiteraard zelf  
een voorbeeld van grensverkeer:  
de tentoonstelling in Galerie Stalker 
te Breda was een vervolg op de ge-
lijknamige tentoonstellingsreeks 
die van 1985 tot 1987 liep in het 
Antwerpse kunstenaarsinitiatief  
Ruimte Morguen. In het gesprek dat 
Koen Brams en Dirk Pültau voeren 
met Marc Schepers – kunstenaar, 
drijvende kracht achter Ruimte 
Morguen en een van de organisato-
ren van de Antwerpse en Bredase 
tentoonstelling – blijkt bovendien 
dat hij met de Nederlandse kunst-
historicus Jeroen Boomgaard over 
het thema postmodernisme corres-
pondeerde. In het gesprek gaan we 
nader in op Schepers’ contacten 
met Boomgaard en Breda en bespre-
ken we zijn ongewone en interes-
sante interpretatie van het feno-

meen ‘postmodernisme’. Daarnaast 
neemt Faby Bierhoff  de Nederlandse 
aflevering van Het Onding Kunst 
onder de loep, waarbij ze ook aan-
dacht heeft voor de (andere) bele-
ving en receptie van deze manifesta-
tie bij de Nederlandse organisatoren 
en het plaatselijke publiek. 
 De tentoonstelling Klare taal die 
de Nederlandse kunstenaar Franck 
Gribling recentelijk in de Antwerpse 
ruimte Locus Solus organiseerde 
met ‘pre-postmoderne’ geestesgeno-
ten die bij de Amsterdamse Galerie 
Swart exposeerden, vormt de aanlei-
ding voor een bijdrage van Jan van 
Adrichem over de overgang van het 
‘pre-postmoderne’ naar het ‘post-
moderne’ tijdperk in het program-
ma van Galerie Swart. Dirk Pültau 
vergelijkt de Vlaamse en de 
Nederlandse receptie van een kun-
stenaar die bij uitstek – onder meer 
in het Nederlandse panelgesprek 
gepubliceerd in het vorige nummer 
– als ‘postmodern’ wordt gelabeld: 
Jiri Georg Dokoupil.
 Daarna worden twee Vlaams-
Nederlandse initiatieven telkens van-
uit een Vlaams en een Nederlands 
perspectief  belicht. Naar aanleiding 
van de gezamenlijke Vlaams-
Nederlandse Biënnale-inzending 
van 1993 (curator: Jan Debbaut) 
bespreken Lieven Van Den Abeele 
en Dominic van den Boogerd de 

‘postmoderne’ receptie van respec-
tievelijk Jan Vercruysse en Niek 
Kemps. Steven ten Thije en Hans De 
Wolf  behandelen de tentoonstelling 
Flemish and Dutch Painting. From 
Van Gogh, Ensor, Magritte and 
Mondrian to contemporary artists 
(Palazzo Grassi, Venetië, 16 maart- 
13 juni 1997), samengesteld door 
Rudi Fuchs en Jan Hoet. Tot slot  
bevat het nummer een bijdrage van 
Caroline Dumalin over de receptie 
van het postmodernisme in het  
tijdschrift Metropolis M van 1979 
tot 1989.

Dit nummer kwam tot stand in  
samenwerking met Koen Brams. 

Rob Scholte

On the origin of  species, 1988

Jean-Baptiste-Siméon Chardin

Le singe qui peint, ca. 1739-1740, Musée du Louvre (gereproduceerd in de catalogus ‘Het Onding 
Kunst’, Breda, Galerie Stalker, maart 1988)
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JAN VAN ADRICHEM

In 1974 – ik was achttien en net aangeno-
men bij de Gerrit Rietveld Academie – kreeg 
ik de raad van mijn docenten om in mijn 
vrije tijd de Amsterdamse galeries te bezoe-
ken. Zo kwam ik op een gegeven moment 
(eind 1975) terecht bij Galerie Art & Project 
aan de Willemsparkweg in Amsterdam, 
geleid door Geert van Beijeren en Adriaan 
van Ravesteijn. Gefascineerd door het hel-
dere, grotendeels conceptuele werk van een 
internationale groep kunstenaars bij Art & 
Project was ik er al snel kind aan huis. Op 
een dag in 1976 vertelde ik Geert en Adriaan 
over een fascinerend kunstwerk van Rob 
van Koningsbruggen. Ik had het opgemerkt 
in een nummer van het lifestylemaandblad 
Avenue. Het tijdschrift had enkele kunste-
naars en ontwerpers – onder wie Ger van Elk 
en Benno Premsela – gevraagd om een inte-
rieur vorm te geven. Op de foto van 
Premsela’s inrichting was een indrukwek-
kend drieluik van Rob van Koningsbruggen 
te zien dat frontaal in beeld hing: over elkaar 
geschoven en vervolgens aan elkaar gescha-
kelde driehoekige schilderijen, min of  meer 
zoals ze het jaar voordien getoond waren in 
de  tentoonste l l ing  Fundamente le 
Schilderkunst in het Stedelijk Museum.1 Van 
Geert en Adriaan vernam ik dat de kunste-
naar een paar dagen later een opening had 
bij Galerie Swart aan de Van Breestraat; op 
hun aanraden ging ik daarheen. Ik kwam 
terecht in een kleine, met neonbuizen ver-
lichte ruimte, waar bezoekers scherp tegen 
de krijtwitte muren werden afgetekend, net 
als Van Koningsbruggens ‘geschoven schil-
derijen’. Er hingen niet veel doeken. Ik 
kende niemand. Dat bleek helemaal geen 
probleem, zozeer werd ik in beslag genomen 
door de schilderijen. 
 Vanaf  dat moment behoorde ik tot de 
reguliere bezoekers van de Galerie Swart. Ik 
zag er vrijwel alle tentoonstellingen, die in 
de regel drie weken duurden. Soms ont-
spoorde mijn bezoek – al dan niet tijdens de 
opening – in eindeloze discussies, vaak tot 
diep in de nacht, waarbij Swart, met over-
gave sigaretten rokend en wijn drinkend, 
oreerde over ‘dat wat zichtbaar gemaakt 
wilde worden’ in de kunst die ze voorstond. 
Ze wilde het ‘geconditioneerde kijken’ van 
de bezoekers doorbreken. De gesprekken 
gingen vaak tot op het bot en ontzagen de 
getoonde kunst niet. De intellectuele 
rigueur en progressieve houding van Swart 
was makkelijk te verbinden met haar 
belangstelling voor het systematisch con-
structivisme, de structurele en concrete 
kunst, het gebruik van moderne materialen 
en de toepassing van kinetiek, en de op toe-
val gebaseerde kunst. Conceptuele kunst 
waardeerde ze, maar bracht ze na 1970 
eigenlijk niet meer.
 Onlangs organiseerde Franck Gribling bij 
Locus Solus in Antwerpen de expositie Klare 
taal, als hommage aan Galerie Swart.2 
Gribling riep daarbij een ideaalbeeld op van 
de periode vóór 1975 – feitelijk een aange-
scherpt, geretoucheerd facet van het totale 
programma van Galerie Swart. Daaruit 
werd in elk geval duidelijk dat het program-
ma van Galerie Swart na 1975 een andere 
richting uitging. Van de kunstenaars verte-
genwoordigd in Klare taal, toonde Riekje 
Swart na 1975 wel nog werk van Ad 
Dekkers (die in 1974 overleed), Norman 
Dilworth, Gerhard von Graevenitz, François 
Morellet, Peter Struycken en Herman de 
Vries. Ik kan me niet herinneren in de gale-
rie ooit werk van Franck Gribling, John 
Mitchell of  de Belg Mark Verstockt te heb-
ben gezien, noch van Richard Paul Lohse, 
Hans Koetsier, Jan Dibbets of  Ger van Elk, 
die wel in vroegere jaren bij Galerie Swart 
exposeerden. In latere jaren hebben Carel 
Visser en misschien ook Bob Bonies nog 
eens bij Swart tentoongesteld, maar een 
integraal onderdeel van haar programma 
waren ze toen zeker niet. Wat ik wél na 
1976 bij Galerie Swart heb gezien, was het 
constructivistische werk van bijvoorbeeld 
Kenneth Martin, of  de abstracte schilder-
kunst van Rudi van de Wint. Naast een con-
tingent trouwe gezellen presenteerde Swart 

ook een reeks kunstenaars voor wie de gale-
rie als een doorgangshuis functioneerde. 
Dat gold uiteindelijk zelfs voor haar trouw-
ste kunstenaars, zoals Herman de Vries, die 
zich voor toevalstructuren interesseerde, 
voor geometrisch constructivist Norman 
Dilworth, en voor systematisch constructi-
vist Peter Struycken, die pas in Swarts latere 
galeriejaren de overstap naar Art & Project 
maakte – zoals Dibbets in 1969 en Van Elk 
in 1970 al hadden gedaan.
 Met zijn schilderijen van 1976 stond Van 
Koningsbruggen, die in 1972 en 1973 al 
werk bij Swart had laten zien, in de galerie 
voor een terugkeer naar een medium dat 
constructivisten als Dekkers, Dilworth en 
Struycken als obsoleet moeten hebben 
beschouwd. Voor het experimenteel en ver-
ruimd kunstbegrip van de neoavant-garde 
was de overstap naar de schilderkunst in 
ieder geval een stap terug. Momenteel zou je 
zeggen dat Van Koningsbruggens schilde-
rijen eerder een stap van ‘pre-postmodern’ 
naar ‘postmodern’ waren, maar dat zag 
natuurlijk niemand zo in 1976. 
 Van Koningsbruggens schilderijen waren 
voor Swart een voorbeeld van het proces 
van waardeverschuiving, dat ze altijd als 
essentieel had aangemerkt voor ‘vernieu-
wende kunst’. Het zoeken naar waardever-
leggende kunst rekende ze vanaf  het begin 
tot haar kerntaak. Zonder twijfel heeft ook 
de context, mede bepaald door de 
Amsterdamse galeries als Art & Project en 
Helen van der Meij, en door de programme-
ring van onder meer het Stedelijk Museum 
en De Appel (en musea en kunstinstellingen 
elders in Nederland), daarbij een stimule-
rende rol gespeeld. Toen Art & Project in 
1978 Francesco Clemente, in 1980 Mimmo 
Paladino en Sandro Chia, en in 1981 Enzo 
Cucchi toonde, moet Swart hebben ingezien 
dat de ‘waardeverlegging’ drastischer vor-
men kon aannemen dan voordien ooit het 
geval was geweest. (Galerie Helen van der 
Meij liet overigens eerder al de figuratieve 
schilderkunst, houtsneden en beelden van 
onder anderen Baselitz, Kiefer en Penck 
zien.) Vanaf  1982 was meer dan duidelijk 
dat Riekje Swart een nieuwe koers was inge-
slagen. ‘Het lijkt verraad, maar de ellende is 
dat je je gaat vervelen’, zei ze hierover. Swart 
streefde dus ook een persoonlijk proces van 
waardeverlegging na: een heikel – want 
financieel onzeker – avontuur in een snel 
expanderend en internationaliserend 
kunstlandschap. Haar koers naar onbeken-
de horizonten werd haar zeker niet in dank 
afgenomen door de oude garden van kun-
stenaars en verzamelaars. Ze nam de stap 
vanuit een oprechte nieuwsgierigheid naar 
wat er buiten haar biotoop lag, hoewel ze 
zeker ook begreep dat ze met een cultuur-
omslag te maken had en wel moest reage-
ren. Het netwerk aan buitenlandse contac-
ten met galeriehouders en geestverwanten, 
dat ze sinds de opening van Galerie Swart in 
1964 had opgebouwd, zette ze in om nieu-
we en interessante contacten met collega’s 
en kunstenaars op te bouwen. Die contac-
ten liepen van Rome, Wenen, Parijs, New 
York, Hamburg en Berlijn tot Keulen en 
Düsseldorf. Swart reisde regelmatig en zag 
veel – ze bezocht niet alleen ateliers en gale-
ries, maar ook museumtentoonstellingen 
van 20ste-eeuwse kunst, als die volgens 
haar relevant waren voor actuele opvattin-
gen in de beeldende kunst (zo zag ze in 1988 
de expositie Les Demoiselles d’Avignon in het 
Musée Picasso te Parijs). 
 In 1980 maakte ze via de Romeinse gale-
riehouder Ugo Ferranti kennis met een 
groep jonge kunstenaars uit Rome, onder 
wie Domenico Bianchi, Bruno Ceccobelli, 
Gianni Dessí en Giuseppe Gallo. Deze schil-
ders waren sterk onder de indruk van de cul-
turele rijkdom van Rome, die zich uitstrekte 
van de klassieke oudheid over de christelijke 
cultuur tot de eigentijdse kunst. Ze leefden 
dagelijks met de culturele gelaagdheid van 
eeuwen en maakten daar gretig gebruik 
van, net als Cy Twombly, hun grote held. 
Toen de vier kunstenaars in 1980 bij Riekje 
Swart exposeerden, was haar probleem: hoe 
leg ik dit uit aan mijn publiek?
 Als student kunstgeschiedenis vond ik 
niets leuker dan avonden lang met deze 

kleurrijke figuur uit het Amsterdamse 
kunstleven te sparren. We voerden eindeloze 
discussies over wat de essentie van het werk 
van de vier Romeinen zou kunnen zijn en 
welk woord dat het beste zou kunnen dek-
ken. Zij stelde het begrip ‘transcendentie’ 
voor. De vier Italianen wilden een transcen-
dentale ervaring overbrengen: hun erva-
ring van de kracht en werkzaamheid van de 
cultuur van de stad Rome, zoals die zich al 
eeuwenlang liet voelen en overal aanwezig 
was. Zij reageerden daarop met etherische 
aquarellen en grote, abstracte schilderijen 
met een ijle, haast impressionistische ruim-
telijkheid, in technieken als encaustiek en 
tempera (naast olieverf  en acryl), waarbij 
soms sculpturale elementen in het beeld-
vlak werden geïntegreerd. De werken bevat-
ten tekens en symbolen die soms wel, maar 
meestal nauwelijks te interpreteren waren 
– zeker als je niet wist wat de aanleiding 
voor het werk was geweest. Het idee van 
eindeloze culturele rijkdom en de gedachte 
dat de eeuwigheid zwaarder woog dan het 
actuele moment, stonden haaks op wat 
Swart voordien in haar galerie gebracht 
had – en deels nog steeds bracht.
 Voor haar nieuwe beleid kreeg Riekje 
Swart vooral steun van een jong koperspu-
bliek en van Frans Haks, de directeur van 
het Groninger Museum. Haks volgde haar 
programma met belangstelling en maakte 
in de vroege jaren 80 veel exposities van 
kunstenaars uit Swarts stal. Ook Wim 
Beeren, toen directeur van Museum 
Boijmans Van Beuningen en later van het 
Stedelijk Museum, kocht werken aan of  
stelde kunstenaars van de galerie tentoon. 
 Via galeriehouder Yvon Lambert leerde 
Riekje Swart de ‘Figuration Libre’-groep 
kennen: Rémy Blanchard, François 
Boisrond, Robert Combas en Hervé di Rosa, 
kunstenaars die ze vanaf  1980 ook ten-
toonstelde. Hun figuratieve werk met bur-
leske personages had alles te maken met de 
moderne beeldcultuur en met strips, waar 
het vaak een parafrase op was. Het stond 
met zijn allegorische, gewelddadige en sca-
breuze voorstellingen, en zijn cartooneske 
opzet niet los van de fictie van computer-
spelletjes en van de rockcultuur. Swart 
waardeerde de driftmatigheid en de ironie 
van deze schilders; geen wonder dat zij – op 
zoek naar een term die kon vatten ‘wat 
zichtbaar gemaakt wilde worden’ in het 
werk van de jonge Fransen – uitkwam bij 
élan vital. Dat begrip typeerde volgens haar 
het beste hun energie en levenslust. 
 Verdere stappen van een rationalistische 
naar een irrationalistische kunst, van een 
intellectualistische naar een anti-intellectu-
ele, jonge en vooral vrije kunst, volgden 
toen ze via de New Yorkse galeriehoudster 
Holly Solomon een tentoonstelling maakte 
over Pattern & Decoration – met grote grafi-
sche bladen van Robert Kushner. Via 
Solomon kwam ze in contact met kunste-
naars van de East Village, maar daar heeft 
ze uiteindelijk niet veel mee gedaan. 

 Swart had voorheen ook toegepaste vari-
anten van constructivistische kunst gepre-
senteerd, zoals ontwerpen van Aldo van 
den Nieuwelaar, en sieraden van Gijs Bakker 
en Emmy van Leersum, maar hun onbegrip 
was vrijwel totaal toen ze na 1980 de speel-
se, vrijzinnig gedecoreerde ontwerpen van 
Totem Design uit Frankrijk presenteerde, 
een groep die als de ‘toegepaste’ pendant 
van de Figuration Libre kon gelden. 
 Veel minder speels was het werk van Milan 
Kunc, een lid van de Düsseldorfse Gruppe 
Normal die in 1980 een solopresentatie had 
bij Galerie ‘t Venster in Rotterdam. In grote, 
kleurrijke schilderijen en tekeningen zette 
hij beeldverhalen op die bij nadere beschou-
wing ingenieus geconstrueerde moraliteiten 
bleken te zijn. Kunc – afkomstig uit Tsjecho-
Slowakije – verbaasde zich over de westerse 
moraal en consumptiegewoonten, die hij 
kritisch bekeek en op de korrel nam. Swart 
nodigde hem in 1982 uit en maakte daarna 
nog verschillende solotentoonstellingen van 
zijn schilderijen en tekeningen. De overige 
leden van de Gruppe Normal (Jan Knap en 
Peter Angermann), die ze via de Düsseldorfse 
galeriehoudster Eva Keppel leerde kennen, 
heeft ze nooit tentoongesteld. 
 Dat Riekje Swart vervolgens – vrij laat – 
werk van de Mülheimer Freiheit presenteer-
de, had te maken met het explosieve succes 
van een deel van deze Keulse groep, die in 
1980 onder de hoede kwam van Galerie 
Paul Maenz. Vooral Walter Dahn en Jiri 
Georg Dokoupil traden in de schijnwerpers. 
Nadat de Mülheimer Freiheit in 1981 een 
expositie had in het Groninger Museum, 
kregen Dahn en Dokoupil in Nederland duo-
exposities: in 1982 in ‘t Venster en in 1984 
in het Groninger Museum. De zes leden van 
de Mülheimer Freiheit exposeerden in 1982 
met tekeningen bij Galerie Swart. Daarna 
kwamen van de zes enkel Dahn en Dokoupil 
nog aan bod. Dokoupil toonde eerst – in 
1982/83 – een reeks schilderijen bij Galerie 
Helen van der Meij. Ook de Amsterdamse 
Galerie Barbara Farber toonde werk van 
Dokoupil, in 1985. Pas in 1987 organiseer-
de Swart een overzicht van Dokoupils teke-
ningen van de voorgaande vijf  jaar. Ook van 
Walter Dahns gouaches heeft ze vanaf  
1987 verschillende presentaties gemaakt. 
In 1988-89 toonde ze tekeningen van 
Dahn, Dokoupil en Kunc, en in 1989 en 
1991 opnieuw solo’s van Dokoupils teke-
ningen.
 Galerie Swart was welbeschouwd een 
kwetsbaar kleinbedrijf, dat zich door de 
schaalvergroting van de internationale 
kunstwereld soms maar met moeite staande 
hield. De artistieke oriëntatie van Riekje 
Swart kan op zijn minst breed worden 
genoemd, want naast bovenstaande groe-
pen bracht ze veel meer (min of  meer beken-
de) kunstenaars, niet alleen van over de 
grens (de Belgen Willy Van Sompel en Wim 
Delvoye), maar ook uit Nederland, zoals 
Bert Boogaard, Cécile van der Heijden en 
Joost van den Toorn. Het werk van deze 

Benno Premsela en Riekje Swart bij het afscheid van Wim Beeren, 1993

Riekje Swart (1923-2008): van pre-postmoderne kunst 
naar postmoderne kunst
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DIRK PÜLTAU

Onder de ‘nieuwe schilders’ die aan het 
begin van de jaren 80 furore maakten, 
bevond zich een Keulse groep van zes schil-
ders die zich de Mülheimer Freiheit noemde. 
Het zestal (Hans Peter Adamski, Peter 
Bömmels, Walter Dahn, Jiri Georg Dokoupil, 
Gerard Kever en Gerhard Naschberger) liet 
eerst van zich horen in eigen stad, dan 
elders in Duitsland en brak ten slotte snel 
door op Europese podia. Mülheimer Freiheit, 
een los-vaste groep, werd in 1980 gefor-
meerd en was genoemd naar de plek waar 
de leden een gemeenschappelijk atelier had-
den – Mülheimer Freiheit 110 in de grijze 
Keulse wijk Mülheim. Interessant is de con-
tradictie die in de naam schuilgaat: terwijl 
de leden een ‘vrije’ – wilde, expressieve – 
schilderkunst beoefenden, snijdt de associ-
atie met de doodsaaie Keulse wijk elk posi-
tief  geloof  in artistieke vrijheid de pas af. De 
fonetische associatie van ‘Mülheimer’ met 
‘Mülleimer’ (wat vuilnisemmer betekent) 
herinnert ook aan het mistroostige karakter 
van de opzettelijk ‘slechte’ schilderkunst die 
door de leden werd beoefend.
 De groep maakte in 1980 haar officiële 
debuut met de tentoonstelling Mülheimer 
Freiheit & Interessante Bilder aus Deutschland 
in de Galerie Paul Maenz te Keulen. Reeds 
het jaar daarop gunde Frans Haks het zestal 
een tentoonstelling in het Groninger 
Museum. Het was meteen het begin van een 
ware stortvloed van tentoonstellingen op 
Nederlandse bodem van met name twee 
leden van de groep – Walter Dahn en Jiri 
Georg Dokoupil. In 1982 kregen ze beiden 
een individuele tentoonstelling in de Galerie 
Helen van der Meij. In hetzelfde jaar expo-
seerden ze schilderijen die ze samen hadden 
gemaakt – artistieke Gemeinschaftsarbeit 
was een waarmerk van de Mülheimer 
Freiheit – in de kunstruimte Galerie ’t 
Venster te Rotterdam. In 1984 was het duo 
opnieuw te zien in Dahn & Dokoupil, Dusch- 
& Afrikabilder in het Groninger Museum. Op 
dezelfde plek was het jaar daarop de 
omvangrijke solotentoonstelling Arbeiten/
Travaux/Works 1981-1984 van Jiri Georg 
Dokoupil te gast en in 1986 werd de 
Europese tournee van Walter Dahns solo-
tentoonstelling in het Van Abbemuseum te 
Eindhoven afgesloten. In dezelfde periode 
werden zowel Dokoupil als Dahn & Dokoupil 
in de twee belangrijkste Nederlandse kunst-
bladen, Museumjournaal en Metropolis M, 
omstandig voorgesteld in artikelen en inter-
views, onder anderen door Jan van 
Adrichem, Alied Ottevanger en Paul Donker 
Duyvis. De titel van het Duitstalige inter-
view dat Donker Duyvis in maart 1982 met 
beide kunstenaars voerde, naar aanleiding 
van hun gezamenlijke tentoonstelling in 
Galerie ’t Venster, is kenschetsend voor het 
grote aandeel dat de Nederlandse kunstwe-
reld had in de lancering van hun internatio-
nale carrière: ‘Hier in Holland geht es besser’?
 Hoe zat het ondertussen in België? Het lijkt 
wel alsof  de schilders van de Mülheimer 
Freiheit aan België zijn voorbijgegaan. Toch 
klopt dat niet helemaal. Zo vermeldt de ten-
toonstellingsagenda van het Belgische tijd-
schrift Artefactum een tentoonstelling van Jiri 

Georg Dokoupil die van 6 februari tot 22 
maart 1986 liep in Art Gallery 121 te 
Antwerpen. Deze galerie was gevestigd op de 
Mechelse Steenweg 121 en werd geleid door 
Monique Zajfen (1939-1995) en Emmy Tob. 
Onderzoek in het archief  van de galerie (in 
het bezit van Emmy Tob) leert dat Dokoupil al 
eerder in de Antwerpse galerie te zien was 
geweest: van 12 februari tot 27 maart 1982 
vond in 121 Art Gallery namelijk een ten-
toonstelling plaats van de Mülheimer 
Freiheit, die Emmy Tob en Monique Zajfen 
hadden leren kennen via de Keulse galerist 
van de groep, Paul Maenz. In tegenstelling 
tot de tentoonstellingen in Nederland bleef  
de (weliswaar zeer kleinschalige) Antwerpse 
Mülheimer Freiheit-expo grotendeels onbe-
sproken. Voor het eind 1983 opgerichte tijd-
schrift Artefactum kwam ze te vroeg. Voor het 
overzichtswerk Kunst in België na 1945 
(Karel Geirlandt, Antwerpen, Mercatorfonds, 
1983) kwam ze te laat – de kroniek loopt 
slechts tot 1980 — en ook in de annalen van 
het boek Kunst in België na 1975 (Florent 
Bex, Antwerpen, Mercatorfonds, 2002) is ze 
niet terug te vinden: er worden immers enkel 
Belgische kunstenaars genoemd. De meest 
substantiële bijdrage over deze tentoonstel-
ling is allicht een recensie van Marc 
Callewaert, verschenen in Gazet van 
Antwerpen (27 & 28 februari 1982) onder de 
titel Hoe ‘nieuw’ zijn de ‘wilden’. ‘Mülheimer 
Freiheit’ te Antwerpen. De Antwerpse criticus 
omschrijft de Duitsers als ‘echte barbaren’ en 
besluit dat de kunst van de Mülheimer 
Freiheit ‘de gangbare kunstkritiek’ ontwa-
pent, en daarom met een andere – meer 
sociologische – bril moet worden bekeken.
 Voor een eerste ‘Belgisch’ essay over 
Mülheimer Freiheit is het twee jaar wach-
ten: in het tweede nummer van het pas 
opgerichte Artefactum (nr. 2, lente 1984) 
publiceert Leo Van Damme The Modernist 
Reaction: the Unilateral Misunderstanding. 
Van Damme confronteert er de kritiek die 
Benjamin Buchloh in zijn bekende tekst 
Figures of  Authority, Ciphers of  Regression 
(gepubliceerd in October, lente 1981) op de 
‘nieuwe schilderkunst’ had geuit met reac-
ties door vier Mülheimer Freiheit-kunstenaars 
– Jiri Georg Dokoupil, Walter Dahn, Gerard 
Kever en Gerhard Naschberger – teneinde 
het ‘eenzijdige onbegrip’ van zijn beruchte 
Amerikaanse collega voor de nieuwe schil-
ders bloot te leggen. Opvallend is dat Van 
Dammes tekst volledig gestoeld is op de pole-
mische tegenstelling tussen ‘modernisme’ 
en ‘antimodernisme’, die hij naar eigen zeg-
gen aan Buchloh zelf  had ontleend. 
Nochtans gebruikt Buchloh het concept 
‘antimodernisme’ in zijn tekst enkel – en dit 
slechts één keer – om regressieve tendensen 
binnen de (vooroorlogse) avant-garde aan te 
duiden. Het denkkader rond de in zijn ogen 
‘reactionaire’ schilderkunst van de jaren 80 
duidt hij daarentegen met de term ‘postmo-
dernisme’ aan. Dat Van Damme dit niet 
opmerkt, is des te merkwaardiger aangezien 
hij wel een passage van Buchloh citeert 
waarin deze het woord ‘postmodernisme’ 
gebruikt. Had de criticus nog geen enkele 
notie van ‘postmoderne’ denkkaders?
 Ook in de Nederlandse teksten over 
Dokoupil en Dahn komt de term ‘postmo-
dernisme’ niet voor – maar daarmee houdt 

de vergelijking met het discours van Van 
Damme op. Van de polaire tegenstelling die 
Van Dammes tekst typeert, is in Nederland 
niets te merken. Geen enkele van de 
Nederlandse bijdragen geeft de indruk dat 
de kunst van Dahn en Dokoupil dient te 
worden verdedigd. Integendeel: in een arti-
kel in Metropolis M (nr. 2, 1985) klaagt 
Alied Ottevanger dat de tentoonstelling 
Arbeiten/Travaux/Works 1981-1984 van 
Jiri Georg Dokoupil (die ze reeds gezien heeft 
in Essen: de kunstenaar wordt door de 
Nederlandse kunstkritiek op de voet 
gevolgd) ‘het vertrouwde beeld’ van 
Dokoupil en ‘de mythe die rond het imago 
en werk van Dokoupil is gesponnen’ beves-
tigt. Dokoupil heeft in Nederland kennelijk 
zo’n status opgebouwd dat het tijd wordt 
voor een kritische kijk op de beeldvorming 
van de kunstenaar!
 Het werk van Dokoupil werd totaal anders 
ontvangen in Nederland dan in België. Die 
frappante verschillen zijn mogelijk ook van 
invloed geweest op de wijze waarop de kun-
stenaar zelf  naar beide landen keek. Een 
aanwijzing hiervoor vinden we in een inter-
view dat Jos Van den Bergh met Dokoupil 
voerde naar aanleiding van zijn reeds 
genoemde Belgische solotentoonstelling in 
121 Art Gallery – het item werd onder de 
titel Brief  Encounter op 24 februari 1986 op 
de BRT uitgezonden in het kader van het 
Jongerenmagazine van Het Vrije Woord. Bij 
deze uitzending was ook een Belgisch kun-
stenaar betrokken die aan het prille begin 
van zijn carrière stond: Wim Delvoye. 
Vreemd genoeg is echter in het vijf  minuten 
durende item geen spoor van de jonge 
Delvoye te bekennen. We zien enkel Dokoupil 
die, geïnterviewd door een (eveneens 
onzichtbare) Jos Van den Bergh, voor het 
doek Der Spiegel (1985) toelichting geeft bij 
zijn werk. Volgens Van den Bergh was het de 
bedoeling dat Delvoye als co-interviewer zou 
optreden, maar wist de jonge kunstenaar 
geen woord uit te brengen toen de camera 
begon te draaien… waarop Van den Bergh 
het gesprek volledig voor zijn rekening nam. 
Een merkwaardige wending in het 
(Engelstalige) interview doet zich voor wan-
neer Dokoupil de interviewer eraan herin-
nert dat ‘hij het over de Belgische situatie 
wilde hebben’. Nog merkwaardiger is de 
manier waarop Dokoupil die ‘Belgische situ-
atie’ beoordeelt: ‘Galerie 121 is de enige 
galerie waar je eigentijds werk kan gaan 
bekijken. ’t Schijnt dat de meeste galeries 
zich meer interesseren voor nostalgisch 
werk. […] Er zou meer rivaliteit moeten zijn 

tussen conservatieve galeries en galeries die 
nieuw werk tonen. Die strijd ontbreekt mis-
schien. Misschien is dat de reden waarom je 
hier niet zoveel interessante nieuwe kunste-
naars hebt. Want ik denk dat de structuur 
van de galeries een reële impact heeft op wat 
kunstenaars van de nieuwe lichting doen.’ 
Van Antwerpse galeries als Micheline 
Szwajcer en Zeno X had Dokoupil duidelijk 
nog nooit gehoord. Ongetwijfeld waren de 
plannen om in de zomer van hetzelfde jaar 
een prestigieuze manifestatie over Belgische 
kunst op te zetten – Initiatief  86 – hem even-
min ter ore gekomen. Dokoupils karikatura-
le inschatting van de Belgische kunstwereld 
doet vermoeden dat hij zich in België op een 
eiland bevond en weinig contact had met de 
lokale kunstwereld. Dat laatste stemt over-
een met de herinnering van Emmy Tob dat 
er van Belgische kant weinig interesse (en al 
zeker geen clientèle) bestond voor de kunst 
van Dokoupil en de Mülheimer Freiheit, ter-
wijl de Antwerpse galerie – het hoeft ons niet 
te verwonderen – wel geïnteresseerden uit 
Nederland over de vloer kreeg.
 Wat is uiteindelijk overgebleven van 
Dokoupils optreden in België en Nederland? 
In Nederland hebben musea als het Groninger 
Museum en het Museum Boijmans van 
Beuningen al vanaf  het eerste moment 
(1981, 1982) werken van Dokoupil gekocht. 
In België is welgeteld één werk van de kunste-
naar in een publieke collectie opgenomen: De 
neus van Jean-François Lyotard (1988), dat zich 
in het MuHKA te Antwerpen bevindt. Deze 
kristallen sculptuur vormde in 1988-89 het 
sleutelstuk van een tentoonstelling die ach-
tereenvolgens plaatsvond in het Bonnefanten-
museum te Maastricht en het MuHKA. Het 
initiatief  en de productie van deze tentoon-
stelling waren echter volledig in Nederlandse 
handen: samensteller was Ton Quik, mede-
werker van het Bonnefanten museum, en 
behalve de teksten van de architect Pierre 
Hebbelinck (die de scenografie verzorgde) en 
Jean-François Lyotard (van wie een fragment 
werd opgenomen uit diens boekje Het postmo-
derne uitgelegd aan onze kinderen, waar de ten-
toonstelling op geïnspireerd was) bevatte de 
catalogus uitsluitend teksten van 
Nederlandse auteurs: Ton Quik, Willem van 
Reijen, Dirk van Weelden, Marja Alten, Hans 
van Dijk, Hans Janssen en Arie Graafland.
 In hetzelfde jaar 1989 nam Dokoupil ook 
deel aan Open Mind. Gesloten circuits in het 
Museum voor Schone Kunsten en het 
Museum van Hedendaagse Kunst te Gent. 
Begin jaren 90 trachtte Deweer Art Gallery 
(Otegem) om tot samenwerking met de kun-
stenaar te komen. De solotentoonstelling die 
deze galerie in 1993 onder de titel Werken 
1990-1992 organiseerde, kwam echter vol-
ledig tot stand via Dokoupils agent, Reiner 
Opoku. Van de belofte dat Dokoupil de ver-
nissage zou bijwonen kwam niets in huis. 
Ook 121 Art Gallery ondernam via diezelfde 
Reiner Opoku pogingen om Dokoupil 
(opnieuw) tentoon te stellen. Tevergeefs. Het 
lijkt erop dat noch de kunstenaar, noch zijn 
agent het de moeite waard vonden om nog 
in België te investeren. 

Met dank aan Jo Coucke (Deweer Art Gallery), 
Emmy Tob, Jos Van den Bergh en Chantal 
Van Loock (Lichtpunt).

Jiri Georg Dokoupil in gesprek met Jos Van den Bergh 
(buiten beeld). Uitzending ‘Het Vrije Woord’, 

24 februari 1986

Mülheimer Freiheit en Jiri Georg Dokoupil  
in België en Nederland

laatsten was door de beeldopbouw op basis 
van patronen, het decoratieve kleurgebruik 
en de narratieve structuren verwant met de 
buitenlandse kunst die Swart presenteerde. 
 In 2000 sloot Riekje Swart de galerie. Een 
uitzonderlijke en moedige galeriehoudster 
ging welverdiend op haar lauweren rusten. 
Het werd haar door de Nederlandse beel-
dendekunstwereld van harte gegund. Met 
dezelfde mentale scherpte en rigueur waar-
mee ze eerst een aantal neoavant-gar-
destromingen toonde, bracht ze vervolgens 
de kunst die met de weinigzeggende term 
‘postmodernisme’ aangeduid wordt. Haar 

galerieprogramma in aparte segmenten te 
willen vangen en verdelen, zou overigens 
haar beleid tekortdoen. Zijzelf  zag veeleer de 
vloeiende overgangen binnen haar pro-
gramma. Daarom definieerde ze dat pro-
gramma ook nooit met de terminologie van 
het postmodernismedebat. Haar juridisch-
exacte geest stond haar in feite niet toe om 
buiten haar eigen precieze formuleringen 
om relaties te leggen met een ander dis-
cours. Ze bracht een rigide corps van ter-
men en argumentaties in stelling voor het 
constructivisme, maar evengoed voor de 
kunst die er haaks op stond. 

Noten

 1  Het drieluik bestond uit ongewone driehoekige 
formaten met aan de randen verf  in primaire 
kleuren. Van Koningsbruggen had het gemaakt 
door de doeken met de voorzijden tegen elkaar, 
op een gecalculeerde manier over elkaar heen 
te trekken en/of  te slepen. Vervolgens had hij 
ze geschakeld aan de muur opgehangen. De 
verfpartijen van het drieluik – die de compositie 
van de grotendeels witte doeken bepaalden – 
waren het gevolg van de manier waarop de 
verschillende kleuren verf  zich met elkaar 
vermengden, waarbij ook spoorvorming 
ontstond. Een gecalculeerd toeval speelde 
duidelijk een rol. Het leverde onverwacht 

krachtige beelden op, die duidelijk maakten dat 
de essentie van beeldende kunst in het idee lag, 
maar ook dat een directe – door die gedachte 
gestuurde – handeling tot een overtuigend 
werk kon leiden. Van Koningsbruggens 
schilderijen waren methodisch, maar niet 
systematisch, en ontegenzeglijk spectaculair in 
hun visuele verschijningsvorm.

 2  De tentoonstelling liep van 28 januari tot 25 
februari in Locus Solus, Pourbusstraat 14, 
2000 Antwerpen.



De Witte Raaf  – 156 / maart – april 2012 4

30th contemporary art fair

Thu 19 - Sun 22 April
Brussels Expo - www.artbrussels.be
Preview & Vernissage Wed 18 April (by invitation only)

Nocturne Thu 19 April (public)

Australia Neon Parc Austria Heike Curtze / Ernst Hilger / Christine König / Krinzinger / Mario Mauroner / Raum mit Licht 

/ Steinek / Elisabeth & Klaus Thoman / Hubert Winter Belgium A.L.I.C.E. / Aeroplastics / Aliceday / Anyspace / Baronian-

Francey / Base-Alpha / Bodson-Emelinckx / Crown / Patrick De Brock / Dependance / DEWEER / Geukens & De Vil / Gladstone 

/ Hoet Bekaert / Hopstreet / Xavier Hufkens / Jamar / Rodolphe Janssen / Jozsa / Elaine Levy / Maruani & Noirhomme / Greta 

Meert / Meessen De Clercq / Mulier Mulier / Nomad / Nathalie Obadia / Office Baroque / Tatjana Pieters / Elisa Platteau & Cie 

/ Almine Rech / Ricou / André Simoens / Stephane Simoens / Sorry We’re Closed / Micheline Szwajcer / Transit / Triangle Bleu 

/ Twig / Van De Weghe / Van Der Mieden / Tim Van Laere / Samuel Vanhoegaerden / Axel Vervoordt / VidalCuglietta / Nadja 

Vilenne / Waldburger / De Zwarte Panter Brazil Leme Czech Republic  Hunt Kastner Denmark Martin Asbaek / Avlskarl / 

Larm / David Risley France Galerie 1900-2000 / Jean Brolly / Jeanne Bucher – Jaeger Bucher / Bernard Ceysson / Chez 

Valentin / Cortex Athletico / Laurent Godin / Alain Gutharc / In Situ Fabienne Leclerc / Lelong / Magnin-A / Marion Meyer / 

Nathalie Obadia / Perrotin / Almine Rech / Michel Rein / Pietro Sparta / Daniel Templon / Torri / Georges-Philippe & Nathalie 

Vallois / Aline Vidal / Xippas Germany 401 Contemporary / Anita Beckers / Bourouina / Conrads / Cruise&Callas / Michael 

Janssen / Andrae Kaufmann / Koal / Kwadrat / Gebr. Lehmann / Loock / Peres Projects / PSM / Florent Tosin / Tanja Wagner 

/ Wentrup / Zink Greece Bernier/Eliades Iceland i8 India Maskara / Seven Art Limited Italy Cardi Black Box / Continua / 

Monica De Cardenas / Fama / Fluxia / Galleria Cardi / Gentili / Invernizzi / Noire Contemporary Art / Prometeo / Tucci Russo 

/ Mimmo Scognamiglio / Jerome Zodo Japan Art Statements / Yumiko Chiba Luxembourg Bernard Ceysson / Nosbaum & 

Reding Portugal Filomena Soares Slovenia Skuc Spain ADN / Max Estrella / Marlborough Fine Art / Senda / Michel Soskine / 

Toni Tapies / Sweden Niklas Belenius / Christian Larsen Switzerland Annex 14 / Blancpain / Susanna Kulli / Lelong / Patricia 

Low / Mai 36 / Rotwand / SAKS / Skopia The Netherlands Paul Andriesse / Ellen de Bruijne / Grimm / Juliette Jongma / 

Motive / Gabriel Rolt / Martin Van Zomeren United Arab Emirates Isabelle Van Den Eynde United Kingdom Hannah Barry / 

Pilar Corrias / Carl Freedman / Ibid / Simon Lee / Marlborough Fine Art / Other Criteria / The Paragon Press / Karsten Schubert 

/ Wilkinson / Works Projects United States Of America Cherry and Martin / C L E A R I N G / CRG / Luis De Jesus / Fitzroy / 

Honor Fraser / Gladstone / Christopher Grimes / Inman / Lelong / M+B / Marlborough Fine Art / Mc Caffrey / Patrick Painter / 

Ratio 3 / Eleven Rivington

  

FIRST CALL / Belgium D+T France Gaudel De Stampa Germany Exile / Soy Capitan / Chert / Krome / Tanya Leighton 

Ireland Mother’s Tankstation Italy Norma Mangione Romania Plan B Sweden Johan Berggren United States Of America 

Harris Lieberman / Alex Zachary 

De Witte Raaf 372x255.indd   1 10/02/12   09:06



De Witte Raaf  – 156 / maart – april 2012 5

KOEN BRAMS & DIRK PÜLTAU

In 1982 werd Ruimte Morguen opgericht 
door Marc Schepers en Leen Derks. Het 
kunstenaarsinitiatief  was eerst gevestigd in 
de Van der Keilenstraat 59, Borgerhout, 
later (en tot op heden) aan de Waalse Kaai 
21-22, Antwerpen. Ruimte Morguen fun-
geert als een platform voor individuele 
exposities en groepstentoonstellingen, 
zowel van de oprichters en/of  programma-
toren van de Ruimte als van externe kunste-
naars. Van 1 november 1985 tot 27 juni 
1987 vond in Ruimte Morguen het project 
Het Onding Kunst plaats, waarover we met 
Marc Schepers volgend gesprek hadden.

1. Het manifest

Koen Brams/Dirk Pültau: Ruimte Morguen 
geeft in 1985 ruchtbaarheid aan Het Onding 
Kunst middels een advertentie, waarin sprake 
is van een ‘projectgroep’. Wie waren de leden 
van de projectgroep?
Marc Schepers: De projectgroep was een 
los-vast gezelschap. We hadden geen verga-
deragenda, noch een vaste vergaderplek. De 
mensen die op een gegeven moment rond de 
tafel zaten, namen de beslissingen. Wie deed 
er zoal mee? Nadine Tasseel en Lode De 
Clercq, Paul De Vylder, Leen Derks en ikzelf. 
Lieven De Cauter en Leen De Backer waren 
op het einde ook af  en toe van de partij, Jan 
Ceuleers en Johan De Vos eerder bij het 
begin van het project.
K.B./D.P.: Wat bond deze mensen? Was de che-
mie vriendschappelijk of  programmatorisch?
M.S.: Wat ons had samengebracht, is goed 
verwoord in de advertentie die voor ons 
gelijkstond met een manifest: ‘de onmacht 
van de kunst, haar onmogelijkheid, haar 
onhoudbaarheid, haar elitarisme, haar 
onderworpenheid aan de macht’ enzovoort. 
Dezelfde onderwerpen kwamen tevens ter 
sprake in Fase 2, het tijdschrift van Ruimte 
Morguen waarvan de informele redactie 
door min of  meer dezelfde projectgroep 
gevormd werd.
K.B./D.P.: De tekst van het manifest klinkt bij-
zonder negatief. ‘Haar onderlijf, haar ondervoe-
ding, haar armoede, haar onmondigheid’: dat 
gaat allemaal over de kunst.
M.S.: Ja, zo dachten wij er toen over.
K.B./D.P.: ‘De acrobatieën, valstrikken en 
schermutselingen […] worden vanuit een mul-
tidisciplinaire invalshoek aangegaan’: dat lijkt 
een zin die rechtstreeks uit de koker van Paul De 
Vylder is gekomen.
M.S.: Dat kan kloppen, maar alle leden van 
de projectgroep konden zich vinden in de 
tekst van het manifest, al zaten we misschien 
niet op alle punten op exact dezelfde lijn.
K.B./D.P.: Op welke punten niet?
M.S.: Paul De Vylder was haast geobsedeerd 
door de recuperatie door het systeem. Ik 
was er zeker niet blind voor, maar het hield 
me minder bezig. Mag ik jullie er anderzijds 
op wijzen dat Paul op dat moment zelf  zeer 
actief  was als beeldend kunstenaar? Hij 
schilderde, tekende, graveerde, maakte 
objecten en stelde ook tentoon, onder ande-
re in Galerie Cintrik in Antwerpen.
K.B./D.P.: Wat trok jou het meest aan in het 
programma van het manifest?
M.S.: Wat mij geweldig boeide was de volks-
kunst, de kitsch en de status van het beeld 
in een mediale samenleving. 
K.B./D.P.: De onderwerpen die je noemt, maken 
inderdaad deel uit van het manifest, maar ze 
blijven op de achtergrond door het retorische 
geweld over ‘de onlevensvatbaarheid’ van de 
kunst, om nog een term uit het manifest te cite-
ren. De grondtoon is zonder meer defaitistisch.
M.S.: Het Onding Kunst was een project 
waarmee we ons afzetten tegen het officiële 
circuit waarvan Jan Hoet voor ons de vaan-
deldrager was, maar het was ook een poging 
om aandacht te vragen voor ‘perifere’ kunst.
K.B./D.P.: Wat zag jij als ‘perifere’ kunst?
M.S.: Kindertekeningen bijvoorbeeld. 
Andere vormen die vanuit andere contex-
ten tot stand worden gebracht. Naar mijn 
mening moesten we met Het Onding Kunst 
proberen om alternatieve kunstvormen 
voor het voetlicht te brengen.

K.B./D.P.: Die positieve instelling is ver te zoe-
ken in het manifest. Voortdurend wordt immers 
gehamerd op de onmogelijkheid van de kunst.
M.S.: Dat is een feit. Ik kan dat niet ontken-
nen. Ik herinner me echter wel dat ik met 
veel plezier aan het project heb gewerkt. Ik 
heb zeker niets tegen mijn goesting gedaan, 
wel integendeel.
K.B./D.P.: In het manifest wordt ook een oproep 
tot samenwerking gedaan: ‘hierbij worden dan 
ook medewerkers gevraagd die bereid zijn hun 
vel te wagen’. Hebben jullie effectief  reacties 
ontvangen?
M.S.: Jawel, Roland Van de Berghe benader-
de ons bijvoorbeeld. Hij had van het project 
gehoord via Marcel Van Maele. We vonden 
zijn voorstel onsamenhangend en hebben 
het niet weerhouden. Danny Devos kwam 
met een uitstekend idee. Zijn project In 
memory of  Ed Gein kreeg een plaats in Het 
Onding.
K.B./D.P.: Hoe hebben jullie het manifest ver-
spreid?
M.S.: We hebben het voornamelijk in 
Antwerpen verspreid, ook in cafés.
K.B./D.P.: Wisten jullie op voorhand hoe het 
programma er zou uitzien?
M.S.: Nee, het is beetje bij beetje ontstaan.

2. De tentoonstellingen in Ruimte 
Morguen

K.B./D.P.: Het Onding Kunst vangt aan met 
de solotentoonstelling Mein van Gogh 
Museum van Hilmar Liptow. Hoe waren jullie 
bij hem uitgekomen?
M.S.: Hilmar Liptow verkeerde in de krin-
gen van Dieter Hacker die samen met 
Andreas Seltzer de uitgever was van 
Volksfoto, een Duits tijdschrift voor en over 
fotografie dat ik op de voet volgde.
K.B./D.P.: Wat stelde Liptow tentoon?
M.S.: Hij presenteerde onder andere een 
installatie met uitsluitend gele voorwerpen. 
Ik herinner me dat het transport van Keulen 
naar Antwerpen verschrikkelijk was. De 
installatie was beneden te zien. Op de eerste 
verdieping waren er nog twee werken: het 
eerste handelde over kleurverschillen tus-
sen reproducties van werken van Van Gogh; 
een ander werk had de schoenen van Van 
Gogh als thema. Liptow raakte interessante 
zaken aan: de mythe van het kunstenaar-
schap, authenticiteit, het originele versus 
de reproductie van kunst. Zoals ik al aangaf: 
als programmator kon ik echt wel mijn ei 
kwijt in Het Onding Kunst.
K.B./D.P.: Van 31 januari tot 1 maart 1986 
vervolgt het project met een groepstentoonstel-
ling, die bijdragen omvatte van Simone De 
Paepe, Carolien Stikker, Jacques Lizène, Bure-
Soh, Alphonse Allais en Guy Schraenen.
M.S.: Nadine Tasseel was op het idee geko-
men om de Brigitte Bardotimitaties van 
Simone De Paepe te tonen. De Paepe was 
actief  als model in de academie van 
Mechelen. In haar vrije tijd voerde ze Bardot 
op zoals die op sommige foto’s was vastge-
legd. Ze nam dezelfde poses aan en deinsde 
er zelfs niet voor terug om dezelfde dure kle-
ren te kopen. We hebben het werk in plastic 
mapjes getoond die aan de muur waren 
bevestigd.
K.B./D.P.: De beschrijving doet aan het werk 
van Cindy Sherman denken.
M.S.: De vraag is of  we toen al weet hadden 
van Cindy Sherman. Ik durf  daar ontken-
nend noch bevestigend op te antwoorden.
K.B./D.P.: Beschouwde Simone De Paepe zich 
als een kunstenares?
M.S.: Neen, helemaal niet. Het initiatief  om 
de oorspronkelijke foto’s van Brigitte Bardot 
en de imitaties van Simone De Paepe te 
tonen ging uit van Nadine Tasseel. Het was 
haar bijdrage tot de groepstentoonstelling. 
De Paepe is wel de tentoonstelling komen 
bezoeken.
K.B./D.P.: Jullie smokkelden De Paepe in de ten-
toonstelling omdat jullie er een andere betekenis 
aan gaven dan zijzelf.
M.S.: Een andere betekenis? Ik zou dat niet 
durven stellen. Iemand zoals Simone De 
Paepe wou ook bijzonder zijn door iets te 
doen. Ik zie de foto’s van De Paepe bij uitstek 
als voorbeelden van wat ik eerder omschreef  
als ‘perifere’ kunst.

K.B./D.P.: Was het voor jullie ook belangrijk dat 
het foto’s betrof  die als het ware gekoloniseerd 
zijn door de beeldindustrie? Het gaat over de 
manier waarop iemand haar individuele beeld-
vorming letterlijk vastzet op een soort ideaal-
beeld. Was die mediakritische agenda van belang?
M.S.: Absoluut, ja. Ik herinner me dat Johan 
De Vos geschreven heeft over Simone De 
Paepe. 
K.B./D.P.: Johan De Vos? Hij was betrokken bij 
Ruimte Morguen en Fase 2. Jullie organiseer-
den dus deels jullie eigen kritiek?
M.S.: Ik zou de kunstgeschiedenis niet wil-
len schrijven als dat soort verschijnselen 
niet in aanmerking mogen worden geno-
men. De Vos was trouwens niet de enige cri-
ticus die Ruimte Morguen op de voet volgde. 
Max Borka en Paul Huylebroeck, om slechts 
twee critici te noemen, schreven regelmatig 
artikels over ons programma.
K.B./D.P.: Kan je de rest van de tentoonstelling 
beschrijven?
M.S.: Paul De Vylder stelde voor om een 
werk van Alphonse Allais te tonen: Première 
Communion de jeunes filles chlorotiques par un 
temps de neige: een ‘werk’ dat Allais, een tijd- 
en geestesgenoot van Erik Satie, had 
bedacht in 1893. Een wit vel papier was met 
vier witte punaises op een witte muur vast-
gespijkerd. Allais stelde met heel veel humor 
zaken aan de kaak. Het was conceptuele 
kunst avant la lettre: aan de hand van de 
titel van het werk moest de toeschouwer 
zelf  ‘het beeld’ projecteren op het lege blad. 
De hele tentoonstelling was in feite minima-
listisch: van Jacques Lizène toonden we 
Tapisser le mot nul, een installatie met 
behangpapier waarop het woord ‘nul’ in 
patronen was gedrukt; Carolien Stikker 
bracht de video Girl Asleep: ze projecteerde 
Het slapend meisje van Vermeer op haar 
eigen portret. Stikker studeerde op dat 
moment in New York en had het werk opge-
stuurd per post.
K.B./D.P.: Wat was de bijdrage van Guy 
Schraenen?
M.S.: Hij had de advertentie gezien en kwam 
met een voorstel. Hij wilde op de muren bij 
de ingang slogans over kunst aanbrengen, 
zoals die van Klaus Staeck: Vorsicht Kunst. 
Het leek ons een zinnige bijdrage aan Het 
Onding. De Chinese kunstenares Gwek Bure-
Soh deed haast het omgekeerde. Ze presen-
teerde een tekst naast een bandrecorder die 
het geluid liet horen van de typmachine 
waarmee de tekst geschreven was: Thoughts 
and action leading to a typewritten statement. 
K.B./D.P.: In hoeverre paste de groepstentoon-
stelling binnen het concept van Het Onding 
Kunst?
M.S.: Met elk werk werd de boodschap 
gebracht dat alles kunst kan worden of  zijn. 
Dat gebeurde bovendien met uiterst beperk-
te middelen. Dat laatste was zeer belangrijk 
voor ons.

K.B./D.P.: Opvallend is ook dat jullie bijdragen 
presenteerden van mensen die niet bekendston-
den als kunstenaars, zoals Simone De Paepe en 
Guy Schraenen.
M.S.: Ja, ook Lode De Clercq, evenmin een 
kunstenaar, heeft meegedaan aan Het 
Onding Kunst. We zochten die grens bewust 
op. Het ging er voor ons meer om wat men-
sen te vertellen hadden dan om de kwalifi-
catie ‘kunstenaar’. Ik kan nog een ander 
voorbeeld geven: voor de vijfde tentoonstel-
ling in het kader van Het Onding benader-
den we de Franse kunstenaar Paul-Armand 
Gette. Hij had het echter te druk op dat 
moment en suggereerde ons twee jonge 
Franse kunstenaars, studenten van hem: 
Pierre Antoine en François Elie. Wel, we zijn 
met hen in zee gegaan. Zij hebben samen 
met Didier Bay het vijfde luik ingevuld. 
Geweldig toch? Wij zagen het in ieder geval 
als een belangrijk statement van Gette in 
het kader van ons project.
K.B./D.P.: Even terug naar de derde episode van 
Het Onding: een tentoonstelling met werken 
van Paul De Vylder, Connie Fitzsimons en 
Bruce Meisner, en Charles François.
M.S.: We kozen voor drie politiek gelieerde 
statements. Paul De Vylder toonde zijn pro-
ject Gjölbaschi, pyrogravures op dwangbui-
zen. Connie Fitzsimons en Bruce Meisner 
waren met De eed van de Horatiërs van 
Jacques-Louis David aan de slag gegaan. Ze 
presenteerden een kopie van het werk waar-
van ze een formele analyse hadden 
gemaakt. De kopie was in een lichtbak 
gemonteerd die tegen een tekst hing die 
handelde over de betekenis van politieke 
kunst. De tekst vulde de gehele muur van de 
kamer op de eerste verdieping. Charles 
François ten slotte haalde José Fosty uit de 
vergetelheid – Fosty had in Buchenwald 
gezeten en er tekeningen gemaakt.
K.B./D.P.: Hoe kenden jullie François?
M.S.: Jacques Lizène kende hem. Hij was net 
als Lizène een Luikenaar. François was geen 
kunstenaar, maar een verzamelaar. Bij de 
tekeningen van Fosty had hij een tekst 
geschreven.
K.B./D.P.: Aan de vierde tentoonstelling nemen 
jij en Lode De Clercq deel.
M.S.: Ik presenteerde Dreamtime (250 Neue 
Wilde oder Büroarbeit und Langeweile), Lode 
toonde Le musée imaginaire. Zijn werk focuste 
op de rol van het museum: hoe een object 
gepresenteerd wordt, hoe het benaderd en 
vernield kan worden. Voor zover ik weet, was 
dat een eenmalig werk. Hij is zich nadien gaan 
toeleggen op de restauratie van gebouwen.
K.B./D.P.: Wil je toelichting geven bij jouw bij-
drage?
M.S.: Dreamtime toonde ik voor het eerst 
toen ik geselecteerd was voor de Jeune 
Peinture Belge. Het was een ensemble van 
250 tekeningen aangebracht op weten-
schappelijke micrografische foto’s.
K.B./D.P.: Hoe was je aan die foto’s gekomen?
M.S.: Ik was op dat ogenblik werkzaam bij 
een Antwerpse uitgever, De Vries-Brouwers. 
Ik vergezelde hem naar de Frankfurter 
Buchmesse, die een enorme afdeling weten-
schappelijke boeken omvatte. Met valiezen 
vol wetenschappelijke tijdschriften keerde ik 
naar huis terug.
K.B./D.P.: Wat houdt de titel Dreamtime pre-
cies in?
M.S.: De Aboriginals in Australië gebruiken 
de term als zij in stenen en in het landschap 
figuren proberen te ontwaren. Ik vond het 
een interessant concept om het te hebben 
over de verbinding tussen vormen en bete-
kenissen. Het werk gaat voor mij over beeld-
vorming en mediakritiek.
K.B./D.P.: Waarom? In welke zin?
M.S.: Die wetenschappelijke beelden die met 
fototechnische middelen tot stand zijn geko-
men, kunnen niet door iedereen gelezen 
worden. Meer nog, ze kunnen slechts door 
een zeer beperkt aantal mensen worden 
geïnterpreteerd. Voor ons zijn die beelden 
ontoegankelijk. Het is slechts materiaal 
voor dreamtime.
K.B./D.P.: Binnen die kleine groep van vakmen-
sen bestaat er wellicht geen volstrekte consen-
sus over de interpretatie van die beelden.
M.S.: Dat klopt, maar de specialisten die dit 
soort beelden kunnen lezen, hebben de 
regels voor die lectuur meticuleus vastge-
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legd. Zelfs de lichtinval wordt gemeten, 
want er mogen geen afwijkingen zijn.
K.B./D.P.: Met de tekeningen die je op de foto’s 
maakte, voeg je subjectiviteit toe aan de beelden.
M.S.: Exact!
K.B./D.P.: Je bracht nóg een laag aan door het 
werk van een ondertitel te voorzien: 250 Neue 
Wilde oder Büroarbeit und Langeweile. Er 
zijn dus drie lagen: de micrografische foto’s die 
op zich polyinterpretabel zijn, jouw tekeningen 
op de foto’s die enerzijds een vorm van dream-
time zijn en anderzijds als een commentaar op 
het werk van de Neue Wilde kunnen worden 
gelezen.
M.S.: Het was een parodie op het werk van 
kunstenaars als Salomé en de schilders van 
de Mülheimer Freiheit. 
K.B./D.P.: Zit de parodie ook in de werken zelf, 
of  enkel in de ondertitel?
M.S.: Met de titel en de ondertitel wilde ik 
twee benaderingen van het materiaal aan-
bieden. Het werk kon evenwel maar als 
parodie fungeren als het corpus uitgebreid 
was. Ik moet hier wel aan toevoegen dat mij 
dat grote aantal aanvankelijk niet voor 
ogen stond, evenmin als de presentatievorm 
trouwens. Mijn werkwijze komt altijd hier-
op neer: eerst maak ik iets, pas daarna buig 
ik me over de manier waarop ik het wil ten-
toonstellen. In het geval van Dreamtime ble-
ven de tekeningen maar komen en ineens 
constateerde ik dat het er 250 waren. Ik 
koos ervoor om ze in een grid te presente-
ren. Toen ben ik ook op de formulering van 
de ondertitel gekomen.
K.B./D.P.: Zag je een relatie tussen jouw werk 
en dat van mede-exposant Lode De Clercq, toen 
je Dreamtime in Ruimte Morguen tentoon-
stelde?
M.S.: Neen, en dat was ook geen probleem.
K.B./D.P.: Over de vijfde aflevering heb je het al 
summier gehad. In die tentoonstelling kregen 
Pierre Antoine en François Elie, de pupillen van 
Paul-Armand Gette, een kans om te exposeren. 
Naast hen was ook Didier Bay uitgenodigd. 
Wat toonden Antoine en Elie?
M.S.: Elie droeg een video-installatie bij. Hij 
projecteerde de omtrek van een schilderij 
van Giotto op de muur, ter grootte van het 
origineel dat zich in het Louvre bevindt: 
Sint-Franciscus die de stigmata ontvangt van 
Christus. Het is een rechthoekig schilderij 
waarvan het bovenste deel eindigt in een 
punt. Onderaan zijn drie fragmenten uit het 
leven van de heilige Franciscus te zien. Elie 
toonde zijn interpretatie van de scènes op 
drie videomonitoren. Ook Antoine werkte 
met een bestaand schilderij, namelijk het 
beroemde Le Balcon van Edouard Manet. Hij 
had de groene luiken die op het schilderij te 
zien zijn in de tentoonstellingsruimte geïn-
stalleerd en van commentaar voorzien.
K.B./D.P.: De Caspar David Friedrich à 
Marlboro, de titel van het werk van Didier Bay, 
geeft aan dat ook hij met kunsthistorisch mate-
riaal aan de slag was gegaan.
M.S.: Ja. Hij toonde reproducties van schil-
derijen van Friedrich, gecombineerd met 
reclamebeelden van Marlboro. Hij had er 
ook een tekst over geschreven die we in Fase 
2 hebben gepubliceerd.
K.B./D.P.: Zou je samenvattend kunnen stellen 
dat de drie kunstenaars tonen hoe hoogtepunten 
uit de westerse kunstgeschiedenis geïnstrumen-
taliseerd zijn door de beeldindustrie?
M.S.: Ja, het is in elk geval een omgang met 
bestaande voorstellingen en een persoonlij-
ke interpretatie daarvan. Je kan daaraan de 
vraag koppelen in hoeverre een interpreta-
tie niet reeds een vorm van deconstructie is.
K.B./D.P.: In de kalender van Het Onding valt 
na de expo van Antoine, Bay en Elie een groot 
gat. De tentoonstelling van het trio loopt af  op 
8 juni 1986 en de daaropvolgende expositie van 
Marcel Van Maele begint pas op 4 december 
1986. Wat is er in tussentijd gebeurd in Ruimte 
Morguen?
M.S.: We hadden Ulrich Tillmann en 
Wolfgang Vollmer uitgenodigd om deel te 
nemen aan Het Onding. Zij hadden in 1984 
het project Meisterwerke der Fotokunst – 
Sammlung Tillmann und Vollmer opgezet: een 
collectie van alom bekende foto’s (van 
August Sander, Man Ray enzovoort) die ze 
opnieuw hadden gefotografeerd en becom-
mentarieerd. Het waren parodieën. Ons 
leek dit een perfecte bijdrage aan ons pro-
ject. Maar wat bleek: Tillmann en Vollmer 
waren weliswaar bereid hun project te 
tonen in Ruimte Morguen, maar onder 
geen beding onder het label Het Onding 
Kunst. Zo geschiedde. Zij hebben hun pro-
ject getoond, wellicht in het kader van De 
Zomer van de Fotografie. We hebben daarna 
ook nog een tentoonstelling van drie jonge 

fotografiestudenten gehad. Ook die expo 
paste niet in het kader van Het Onding. 
Ondertussen organiseerden we wel reprises 
van Het Onding op andere locaties.
K.B./D.P.: Welke locaties?
M.S.: In de Zwarte Zaal in Gent brachten we 
opnieuw de projecten van Simone De Paepe 
en Carolien Stikker.
K.B./D.P.: Wie had hen uitgenodigd?
M.S.: Paul De Vylder was docent aan de 
Koninklijke Academie voor Schone Kunsten 
in Gent. Hij had Nadine Tasseel uitgeno-
digd, die opnieuw haar plaats had afgestaan 
aan Simone De Paepe. Daarnaast werd ook 
Girl Asleep van Stikker opnieuw gepresen-
teerd.
K.B./D.P.: Is Het Onding nog op andere plaat-
sen geland?
M.S.: Ja, in het kader van Galerie 86, een 
kunstbeurs van Antwerpse tentoonstellings-
ruimtes die in het Hessenhuis in Antwerpen 
plaatsvond, hebben we Gjölbaschi van Paul 
De Vylder gepresenteerd. Lieven De Cauter 
was vervolgens op het idee gekomen om een 
kunstenaar uit te vinden: W.A. Tanner. Hij 
maakte zogenaamde pedestrial art à la 
Stanley Brouwn, zij het dat het fysieke van 
zijn activiteit zeer belangrijk was. Lieven 
heeft over die fictieve kunstenaar een lezing 
gegeven in het Hessenhuis.
K.B./D.P.: Waarom was de keuze op De Vylder 
gevallen?
M.S.: Omdat het werk beschikbaar was en 
omdat Gjölbaschi haast het enige driedimen-
sionale werk uit Het Onding was.
K.B./D.P.: Een verrassende deelnemer aan Het 
Onding Kunst in december 1986 is Marcel 
Van Maele.
M.S.: De slechtziende fotograaf ! Foto’s om te 
zien was de titel van de tentoonstelling. Hij 
had van zijn vriendin een polaroidcamera 
gekregen en hij gebruikte die – letterlijk – 
om te zien. Hij maakte er waanzinnig ple-
zante beelden mee, bijvoorbeeld foto’s van 
belknopjes als hij niet wist op welke bel hij 
moest duwen, of  foto’s van kopjes, om te 
zien waar hij de koffie moest ingieten. Een 
hele vracht foto’s had hij.
K.B./D.P.: Kende jij Marcel Van Maele per-
soonlijk?
M.S.: Ja, ik sprak hem regelmatig in de 
kroeg. Zo wist ik dat hij die foto’s maakte. 
Dat waren nu eens echt beelden die om een 
totaal andere reden gemaakt waren dan de 
meeste andere beelden. Ik vermoed dat hij 
ze niet zou hebben tentoongesteld in zijn 
eigen galerie, De Zwarte Panter. Ik weet ook 
niet of  hij het als echt werk beschouwde, 
maar wij vonden het geweldig interessant 
en hebben die foto’s bij hem opgehaald om 
ze tentoon te stellen in Ruimte Morguen. 
We exposeerden ook foto’s uit de verzame-
ling van Johan De Vos onder de titel Ordinair 
sentiment. Johan droeg ook een tekst bij.
K.B./D.P.: Na de tentoonstelling van Marcel 
Van Maele vond de zevende aflevering van de 
cyclus plaats. De titel klinkt tamelijk baldadig: 
Neo-ding of  Post-onding.
M.S.: Dat kwam van Paul De Vylder. Ik zat 
meer op de toer van ‘naverkoop’, ‘uitver-
koop’ of  ‘de solden van de kunst’. In ieder 
geval kwam de titel van de tentoonstelling 
eerst. Het was de bedoeling dat een anonie-
me kunstenaar het werk zou leveren. Maar 
welke ‘anonieme kunstenaar’? Toen puntje 
bij paaltje kwam, mocht ik de meubels red-
den. 
K.B./D.P.: Heb je vervolgens je naam aan die 
expo verbonden?
M.S.: Daar moet ik een tweeslachtig ant-
woord op geven: in Ruimte Morguen was 
het een anonieme ‘bijdrage’ aan Het Onding 
Kunst; later heb ik de tentoonstelling wel in 
mijn curriculum opgenomen.
K.B./D.P.: Wat was voor jou de inzet van Neo-
ding of  Post-onding?
M.S.: Het was onze reactie op het postmo-
dernisme. Leen Derks en ik hadden in 1985 
de tentoonstelling Les Immatériaux van 
Jean-François Lyotard en Thierry Chaput 
bezocht in het Centre Pompidou in Parijs. 
We hebben de expo écht gezien. Vele toe-
schouwers hebben ze niet kunnen zien 
omdat de zekeringen waren gesprongen! 
Achteraf  beschouwd moet ik tot de conclu-
sie komen dat het een opmerkelijke tentoon-
stelling was – een echt statement. Het was 
het soort tentoonstelling waarvan je niet 
zou verwachten dat die ooit zou kunnen 
plaatsvinden. Wat was er te zien? Een paar 
vitrines met naoorlogse surrealistische 
kunst, veel computers en af  en toe wat 
tekst. Dat was het. Het was een tentoonstel-
ling die geen tentoonstelling was, het abso-
lute nulpunt van de tentoonstelling. Alles 

was gereduceerd tot elektronica en een paar 
projecties. Het was ‘het absolute onding’.
K.B./D.P.: Waarom wou je die tentoonstelling 
zien? Hoe was je ervan op de hoogte geraakt? 
M.S.: In die tijd bezochten we zeer veel 
exposities. We trokken met de rugzak van 
stad naar stad, van Wenen naar Zürich, van 
Zürich naar Stuttgart, en ga zo maar verder. 
We reisden ook regelmatig naar Parijs en 
dan schuimden we alle musea, galeries en 
alternatieve plekken af. We zagen zeer veel 
interessante tentoonstellingen die niet 
noodzakelijk in het plaatje van de kunst 
pasten zoals dat door het Museum van 
Hedendaagse Kunst van Gent werd 
geschetst.
K.B./D.P.: Was Les Immatériaux voor jou de 
eerste kennismaking met het postmodernisme?
M.S.: Voor zover ik weet wel, ja.
K.B./D.P.: Heb je toen ook boeken van Lyotard 
gekocht?
M.S.: Ja, en ik heb ze proberen te lezen. We 
hebben die boeken besproken in de project-
groep van Het Onding. Ben ik daar een stap 
verder mee geraakt? Nee.
K.B./D.P.: In de loop van 1986 sta je ook in 
contact met Jeroen Boomgaard, een van de twee 
redacteurs van de essaybundel Van het post-
modernisme (Amsterdam, SUA, 1985). Je 
hebt ons de correspondentie tussen jou en Jeroen 
bezorgd…
M.S.: …weten jullie hoe ik met hem in con-
tact was gekomen?
K.B./D.P.: Nee, dat blijkt niet uit de briefwisseling.
M.S.: Jeroen had mijn werk Dreamtime 
gezien in De Brakke Grond in Amsterdam. 
Het werk was ook in Parijs te zien geweest in 
een groepstentoonstelling die deel uitmaak-
te van de Biennale de la Photographie. Een 
deel van die tentoonstelling was daarna 
naar Amsterdam gereisd. Jeroen en ik zijn 
toen met elkaar in contact gekomen en hij 
heeft me de tekst van zijn lezing over het 
postmodernisme bezorgd.
K.B./D.P.: Op 10 januari 1987, een maand 
voor Neo-ding of  Post-onding opende in 
Ruimte Morguen, schrijf  je een brief  aan 
Boomgaard. De titel van de tentoonstelling 
luidt op dat moment trouwens nog anders: 
Postmodernisme, de metafoor van de trans-
actie. Je vraagt Boomgaard of  je de tekst van 
zijn lezing bij het genoemde project mag ver-
spreiden. In zijn antwoord geeft Boomgaard je 
de toelating. Heb je die tekst dan ook ter beschik-
king gesteld van het publiek?
M.S.: Neen, dat is er niet van gekomen. Ik 
heb uiteindelijk beslist om zelf  een tekst te 
schrijven, die het publiek kon meenemen. 
Het leek me beter om mijn eigen statement 
aan deze tentoonstelling te verbinden.
K.B./D.P.: In je brief  aan Boomgaard stel je 
verder: ‘Voor de realisatie van dit project heb ik 
me gebaseerd op een reeks advertenties zoals die 
verschenen zijn in de jaren 50 en die vooral 
betrekking hebben op architectuur. […] het 
betreft hier een publicitaire na-aper, toepassing 
van ideeën die in de jaren 20 en 30 ontwikkeld 
zijn geworden, doch hiernaar enkel kunnen refe-
reren.’
M.S.: Die advertenties maakten inderdaad 
deel uit van het Neo-ding of  Post-onding. Wat 
mij totaal verbijsterd had toen ik die publici-
taire beelden voor het eerst zag, waren de 
gelijkenissen met de installatiekunst van de 
jaren 80.
K.B./D.P.: Je schrijft dat ook in je brief  aan 
Boomgaard: ‘[…] wat nu als Postmodern 
gepresenteerd wordt in de beeldende kunst refe-
reert echter niet zozeer naar deze ‘historische 
avantgarde’ maar juist naar het ‘gefaald’ 
modernisme dat na de oorlog de kop opsteekt, 
naar het blijven hangen in ‘deco’.’
M.S.: Absoluut. Daar blijf  ik volledig achter 
staan. Ik kan het niet anders verwoorden. Ik 
ben ervan overtuigd dat het modernisme – 
zeker in de beeldende kunst – impulsen 
heeft gebracht die nooit maatschappelijk 
zijn omgezet. Sommige avant-gardistische 
kunstenaars waren wel degelijk radicaal. Ze 
droomden over een andere politieke en soci-
ale orde. We hebben dat vooroorlogse 
modernisme gerecupereerd, maar enkel als 
kunst, als beelden. Alleen de buitenkant is 
overgebleven; het ideeëngoed dat erachter 
zat, is niet meegenomen. Dat is de omgang 
van de burgerlijke maatschappij met de 
avant-garde.
K.B./D.P.: Wat zou dan voor jou de gelukte versie 
van die geschiedenis zijn geweest? Dat het moder-
nisme echt geconsumeerd zou zijn geweest?
M.S.: Dat is een mooie uitdrukking. Maar het 
Bauhaus is enkel een façade gebleken, een 
teken voor iets dat had kunnen gebeuren.
K.B./D.P.: De wereld is niet naar het beeld van 
het modernisme getransformeerd, maar het 

modernisme is opgeslokt door reclame en 
design.
M.S.: Met het tentoonstellen van die adver-
tenties wilde ik precies dat punt maken. 
Daarnaast toonde ik nog twee andere wer-
ken. Het ene bestond uit twee lege kasten die 
ik combineerde met de illustraties uit een 
staalboek van de Marmerie Belge. Dat werk 
had opnieuw Dreamtime als titel. Het andere 
werk doopte ik De uitvinding van de wereld.
K.B./D.P.: Hoe zag dat werk eruit?
M.S.: Het was een wereldbol die op een sok-
kel stond en die beschenen werd door een 
projector, zodat op de muur een cirkelvor-
mige schaduw ontstond. Hierop had ik een 
driehoekig papier aangebracht. De cirkel 
van de wereld werd zo gereduceerd tot een 
meetkundige constructie.
K.B./D.P.: De uitvinding van de wereld is een 
projectie?
M.S.: Inderdaad. Het gaat letterlijk en 
figuurlijk over projectie. Iets bestaat als het 
geprojecteerd is, door een subject of  door 
een projector. Hetzelfde gebeurt met het 
staalboek van de Marmerie Belge. Iedereen 
zal in die marmerstructuren iets anders 
‘zien’ – of  projecteren. Dat inzicht vormt de 
kern van mijn werk als kunstenaar.
K.B./D.P.: Mag je dan stellen dat het werk met 
de advertenties heel erg aansluit bij Het Onding 
Kunst, terwijl de twee andere werken meer affi-
niteit hebben met jouw eigen praktijk.
M.S.: Met die constatering kan ik leven, al 
moet ik er wel aan toevoegen dat het imma-
teriële – het leeg zijn van de kasten en het 
efemere van de projectie – een belangrijk 
uitgangspunt was van Het Onding Kunst. 
Herinner je de bijdragen van Allais, Lizène, 
Bure-Soh en anderen.
K.B./D.P.: De laatste tentoonstelling in de reeks 
van Het Onding vindt plaats van 4 tot 27 juni 
1987. Het betreft de expositie van Danny 
Devos die je al eerder noemde: In memory of  
Ed Gein, America’s most bizarre murderer. 
Waarom wilden jullie dat project presenteren?
M.S.: De combinatie van misdaad en kunst 
leek ons wel te passen in Het Onding. Het 
was meteen ook de eerste tentoonstelling op 
de nieuwe locatie van Ruimte Morguen aan 
de Waalse Kaai, vlakbij het MuHKA.
K.B./D.P.: Hoe hadden jullie die ruimte ontdekt?
M.S.: Leen Derks had het pand gevonden.
K.B./D.P.: Was het voor jullie belangrijk dat 
Ruimte Morguen zich in de buurt nestelde van 
het MuHKA en galeries zoals Zeno X en 
Micheline Szwajcer?
M.S.: Ja. Leen heeft er een beslissende rol in 
gespeeld. Zij beoogde een meer solide basis 
voor Ruimte Morguen.
K.B./D.P.: Hoe stond jij daar tegenover?
M.S.: Ik aarzelde. Paul De Vylder gaf  ons de 
raad om de stap wel te zetten. ‘Zo’n kans 
krijg je maar een keer’, dat was de strekking 
van zijn advies.
K.B./D.P.: Wisten jullie dat Danny’s tentoon-
stelling de laatste zou zijn van Het Onding of  
hebben jullie nog overwogen om door te gaan?
M.S.: We wisten dat die expo de finale was. 
Het was echter niet alleen het einde van Het 
Onding Kunst, maar ook van de projectgroep 
én van het tijdschrift Fase 2!

Brigitte Bardotimitatie van Simone de Paepe
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K.B./D.P.: Wat was de reden voor de opheffing 
van de projectgroep en van Fase 2?
M.S.: Een groot deel van de verklaring ligt 
bij Fase 2 zelf. Het was altijd al heel veel 
werk geweest om het tijdschrift te maken, 
maar aan het laatste nummer hadden we 
ons compleet vertild. Het bedroeg niet min-
der dan 189 bladzijden, terwijl de eraan 
voorafgaande afleveringen nooit meer dan 
82 bladzijden telden. Bovendien kregen wij 
– Leen Derks en ik – de indruk dat wij alleen 
nog maar goed waren om allerlei hand- en 
spandiensten te verrichten: de teksten te 
tikken, de plakletters aan te brengen, te 
proeflezen, te kopiëren en de distributie te 
organiseren.
K.B./D.P.: Zijn er harde woorden gevallen of  
zijn jullie gewoon uit elkaar gegroeid?
M.S.: We hadden een vergadering belegd en 
het ging er bepaald pittig aan toe. Op een 
gegeven moment zijn we opgestapt – letter-
lijk en figuurlijk. 
K.B./D.P.: En daarna?
M.S.: Gelukkig hadden we het pand aan de 
Waalse Kaai! Leen en ik zijn doorgegaan 
met Ruimte Morguen. Fase 2 was dood en 
begraven. Noch wij, noch Lieven De Cauter, 
Paul De Vylder, Nadine Tasseel of  Lode De 
Clercq hebben het tijdschrift voortgezet.

3. Het Onding Kunst in Stalker

K.B./D.P.: Het Onding Kunst heeft nog een 
vervolg gekregen in Galerie Stalker in Breda, 
waarbij tevens een catalogus verscheen. De ten-
toonstelling liep van 11 maart tot 30 april 
1988. Hoe was het contact met Stalker tot 
stand gekomen?
M.S.: De uitnodiging van Peter van Houten 
en Anna Thalia Benus, de initiatiefnemers 
van Stalker, had ons al in 1987 bereikt. 
Peter had in die periode een tentoonstelling 
in Galerie Cintrik in Antwerpen. Hij had Het 
Onding op de voet gevolgd en wilde dat we 
het project naar Breda brachten. We heb-
ben toen een vergadering georganiseerd 
waarop we alle kunstenaars uitnodigden 
die betrokken waren geweest bij Het Onding 
in Ruimte Morguen. Er was ook een grote 
delegatie uit Breda afgereisd om te spreken 
over de tentoonstelling in Stalker.
K.B./D.P.: Waren Paul De Vylder en Lode De 
Clercq ook aanwezig op die vergadering?
M.S.: Jazeker. Van onze kant was het duide-
lijk dat Het Onding Kunst een collectieve 
inspanning was geweest waaraan Paul en 
Lode een zeer belangrijke bijdrage hadden 
geleverd. Als we Het Onding opnieuw kon-
den brengen in Stalker, dan moesten we die 
kans zeker grijpen, maar het was zonne-
klaar voor ons dat alle deelnemers aan Het 
Onding van de partij moesten zijn. Gelukkig 
zijn we daarin geslaagd, al waren er wel 
spanningen toen we de tentoonstelling 
voorbereidden.
K.B./D.P.: Herinner jij je waarom Stalker Het 
Onding wilde brengen in Breda?
M.S.: Dat heb ik eerlijk gezegd nooit gewe-
ten. Evenmin heb of  had ik zicht op de acti-

viteiten die zij voordien hadden georgani-
seerd. Ik kan wel met grote zekerheid stellen 
dat Peter het project zeer ter harte ging.
K.B./D.P.: Was Het Onding Kunst in Breda 
een heropvoering van het Morguen-project?
M.S.: We probeerden de kunstenaars te 
motiveren om nieuw werk bij te dragen aan 
de tentoonstelling. Dat is niet iedereen 
gelukt. Lode De Clercq en Connie Fitzsimons/
Bruce Meisner droegen bijvoorbeeld een 
werk bij dat ten nauwste verwant was aan 
dat wat ze getoond hadden in Ruimte 
Morguen.
K.B./D.P.: En de anderen?
M.S.: Ik heb niet alle werken meer op mijn 
netvlies. Vergeet immers niet dat Leen en ik 
ook nog in Ruimte Morguen aan de slag 
waren. Toen we in Stalker aan het opbou-
wen waren, liep in Ruimte Morguen een 
tentoonstelling ten einde van Didier Bay en 
waren we een expo van Luc Tuymans aan 
het voorbereiden.
K.B./D.P.: Welke werken in Stalker zijn je bijge-
bleven?
M.S.: Ik herinner me dat Pierre Antoine in 
Stalker een werk heeft gemaakt op basis van 
het manifest van Malevitsj, dat Hilmar 
Liptows bijdrage verband hield met Le Chef-
d’oeuvre inconnu van Honoré de Balzac, dat 
Didier Bay een werk toonde over het naakt 
in de kunst en dat Bure-Soh een klankin-
stallatie bijdroeg. Ikzelf  heb in Stalker voor 
de eerste keer In guter Gesellschaft tentoon-
gesteld.
K.B./D.P.: Kan je toelichting geven bij dat 
werk?
M.S.: In guter Gesellschaft was een driedi-
mensionaal werk: een tafel, in feite een 
plank op twee schragen, waarop een aantal 
objecten geordend waren, aangelicht door 
een bureaulamp; aan de muur hingen een 
klok en een drietal prenten. Ik zag het werk 
als een stilleven. Ik heb het daarna verder 
uitgewerkt en nog tentoongesteld in het 
MuHKA, en tijdens Ressource Kunst (1989) 
in de Akademie der Künste (Berlijn).
K.B./D.P.: Uit een advertentie die gepubliceerd 
werd in Metropolis M blijkt dat in Breda een 
bijdrage van de Gesellschaft für Kunst und 
angewandte Geschichten werd getoond. Bij ons 
weten had de Gesellschaft niet geparticipeerd 
aan Het Onding in Ruimte Morguen.
M.S.: Ja, dat klopt. In 1986 wijdde Thomas 
Wulffen in Kunstforum International een 
tekst aan het werk van Ivan Dusanek en 
Michael Hatzel, de twee leden van de 
Gesellschaft für Kunst und angewandte 
Geschichten. Dusanek en Hatzel bedachten 
eenvoudige acties die ze vervolgens uitvoer-
den en ten slotte op foto vastlegden. In 1987 
ontmoette ik Ivan voor het eerst tijdens de 
Frankfurter Buchmesse. Toen Het Onding in 
Stalker doorging, was het duo al gesplit, 
meen ik. Ik geloof  dat ik enkel Ivan heb ont-
moet.
K.B./D.P.: Blijkens de advertentie in Metropolis 
M werd de opening van de tentoonstelling voor-
afgegaan door een discussie- en lezingenpro-
gramma dat van 11 tot 13 maart 1988 liep. Op 
11 maart waren Jouke Kleerebezem en Hans 

Scholten, kunstenaars die betrokken waren bij 
het Groningse initiatief  De Zaak, uitgenodigd 
om met jou in debat te gaan.
M.S.: Als ik het me goed herinner, vond de 
discussie plaats in de ruimte van Lokaal 01, 
want Stalker was boven dat kunstenaarsini-
tiatief  gevestigd. Het gesprek was tamelijk 
heftig. Stel je voor: Kleerebezem en Scholten 
waren de mening toegedaan dat er geen vuil-
tje aan de lucht was in de kunstwereld anno 
1988. Het ging hen enorm voor de wind. Wij 
waren maar bezig de zaak nodeloos te pro-
blematiseren. Tja, wat zat ik daar dan te 
doen? Ik heb nooit begrepen waarom Peter 
van Houten en Anna Thalia Benus juist die 
mensen tegenover mij hadden gezet.
K.B./D.P.: De Zaak stond misschien andere 
ideeën voor dan Ruimte Morguen, maar het 
was toch ook een kunstenaarsinitiatief  pur 
sang. Misschien waren ze geïnteresseerd in 
dezelfde problematiek, maar keken ze ernaar 
met een andere bril?
M.S.: Met het Haags Centrum voor Actuele 
Kunst of  Lokaal 01 hadden we waarschijn-
lijk meer gemeenschappelijk dan met De 
Zaak. De discussie met Kleerebezem en 
Scholten heb ik in ieder geval ervaren als 
een dovemansgesprek.
K.B./D.P.: Jullie waren niet betrokken bij de 
samenstelling van het discursieve programma 
in Stalker?
M.S.: Neen, hoegenaamd niet.
K.B./D.P.: De dag daarna, op zaterdag 12 
maart, was er een programma met de kunsthis-
toricus Ron Miltenburg en de filosoof  Eric 
Bolle. Wat was de inzet daarvan?
M.S.: Dat kan ik me niet meer herinneren.
K.B./D.P.: Op zondag 13 maart gaf  Paul De 
Vylder de lezing Het Onding Kunst, wat doen 
we ermee?

M.S.: Dat was op de dag van de opening van 
de tentoonstelling. Paul bracht de tekst die 
tevens werd opgenomen in de door Stalker 
uitgegeven catalogus.
K.B./D.P.: De catalogus omvat ook twee tek-
sten van jou: Het Onding Kunst en Naverkoop.
M.S.: Die laatste tekst had ik geschreven 
naar aanleiding van de tentoonstelling Neo-
ding of  Post-onding. Het was de tekst die het 
publiek kon meenemen.
K.B./D.P.: Met een verwijzing naar Zeit-Bilder 
van Arnold Gehlen betoog je eerst dat in de 
post-historie ‘het kunst-object [wordt] gezien 
als een losstaand ding, als ding zonder referen-
ties, zonder connotaties, dat enkel binnen het 
kunstcircuit zijn legitimiteit ontvangt uit de 
transactie, het kopen van kunst’.
M.S.: Inderdaad, kunstobjecten worden 
data die volstrekt inwisselbaar zijn.
K.B./D.P.: Dat is het eerste deel van je redene-
ring. Je stelt vervolgens dat deze data zich bij 
uitstek lenen tot controle ‘die alles te maken 
heeft met vervangsituaties, codes, replica en 
dies meer’. Je besluit: ‘Spreken over kunst heeft 
de laatste jaren blijkbaar meer te doen met – 
reclame – dan met – kritiek.’
M.S.: Dat is een stelling waar ik nog altijd 
achter sta. Heel spijtig, maar ik voel dat nog 
altijd zo aan.
K.B./D.P.: Het Onding Kunst was begonnen 
met een manifest waarin van de onmogelijkheid 
van de kunst werd uitgegaan. Ruim twee jaar 
later was de stemming zeker niet ten positieve 
gekeerd…
M.S.: Het zat nog altijd hoog, dat kan ik niet 
ontkennen.

Transcriptie: Soetkin Beerten
Redactie: Koen Brams

Een delegatie van Galerie Stalker (Breda) op bezoek bij Ruimte Morguen te Antwerpen. Van links naar rechts: 
Marjolein van Dijk (Stalker), Lode De Clercq (Morguen), Henk Koolen (Stalker, staand), Marc Schepers (Morguen), 

Peter van Houten (Stalker), Johan Van Geluwe (toevallige bezoeker), Paul De Vylder (Morguen), Jos Boetzkes 
(Stalker), Anna Thalia Benus (Stalker)

Het Onding Kunst in Galerie Stalker te Breda
FABY BIERHOFF

Van januari 1987 tot de zomer van 1989 
was aan de Kloosterlaan in Breda een kun-
stenaarsgalerie gevestigd onder de naam 
Galerie Stalker. De galerie werd opgericht 
door de kunstenaars Peter van Houten en 
Anna Thalia Benus, en kwam voort uit een 
onderzoek in opdracht van de gemeente 
Breda naar de mogelijkheden voor een gale-
rie geleid door kunstenaars. Ze had als doel 
‘kwalitatief  goede nieuwe kunst te tonen en 
eventueel te verkopen’ en vulde daarmee 
een leemte in West-Brabant.1 In haar korte 
bestaansperiode maakte Stalker vooral ten-
toonstellingen met jonge, regionale kunste-
naars die aan de Academie voor Beeldende 
Kunsten Sint-Joost in Breda waren opgeleid 
en in de stad een atelier hadden betrokken, 
zoals Marc Mulders, Jac Gijzen, Ruud van 
Empel en Jaap de Vries. Sporadisch waren 
ook buitenlandse kunstenaars te gast, zoals 
Eran Schaerf, Monika Brandmeier en de 

Belg Paul De Vylder. Al na 2,5 jaar sloot de 
galerie haar deuren, niet vanwege het 
gebrek aan bezoekers, maar omdat het 
draagvlak onder kunstenaars te klein was 
om de activiteiten voort te zetten.2

 Het grootste en meest ambitieuze project 
dat het kunstenaarsinitiatief  ooit realiseer-
de was zonder twijfel de tentoonstelling Het 
Onding Kunst, die liep van 13 maart 1988 
tot 1 mei 1988 en door ruim 800 mensen 
bezocht werd. Deze groepstentoonstelling 
was een vervolg op een omvangrijke ten-
toonstellingreeks die van 1985 tot 1987 
georganiseerd werd door het Antwerpse 
kunstenaarsinitiatief  Ruimte Morguen, 
geleid door Marc Schepers en Leen Derks. 
Peter van Houten was een trouwe bezoeker 
van Ruimte Morguen en had vooral de laat-
ste afleveringen van Het Onding Kunst op de 
voet gevolgd. Na contacten met Marc 
Schepers was het plan ontstaan om de 
Vlaamse tentoonstellingsreeks in Galerie 
Stalker een vervolg te geven, met dezelfde 
deelnemers.3 Daarbij werden Van Houten 

en Benus4 sterk aangesproken door het 
internationale karakter van het project. Als 
format koos het tweetal voor wat zij de con-
frontatietentoonstelling noemden.5 Hiermee 
doelden zij op de ‘confrontatie zowel naar 
het oorspronkelijke project toe, als tussen de 
deelnemers onderling en hun gemeen-
schappelijk naar buiten komen’.6 Bij de ten-
toonstelling verscheen een gekopieerde 
catalogus, die voor 10 gulden werd ver-
kocht.
 Aan de opening van de tentoonstelling 
ging een driedaagse lezingenreeks vooraf.7 
Ze begon op vrijdag 11 maart met korte 
lezingen van Jouke Kleerebezem en Hans 
Scholten – beiden waren op dat moment 
betrokken bij de tentoonstellingsruimte De 
Zaak te Groningen. Daarna volgde een 
voordracht van Marc Schepers, een van de 
initiatiefnemers van de tentoonstellingsse-
rie in Antwerpen. Hij liet onder meer – 
enigszins provocatief  – een geluidstape met 
mantra zingende Tibetaanse monniken 
horen om zijn stelling over cultuur te ver-

duidelijken. De avond werd besloten met 
een debat. Op zaterdag 12 maart waren de 
filosoof  Eric Bolle en de kunsthistoricus en 
voormalig mederedacteur van het tijd-
schrift Beeld Ron Miltenburg te gast. De 
driedaagse werd op zondag 13 maart 1988 
besloten met een lezing van de Vlaamse 
kunstenaar en kunsthistoricus Paul De 
Vylder onder de titel Het Onding Kunst, wat 
doen we ermee?, die door maar liefst 250 
man werd bijgewoond.8 De Vylder begon 
met een uithaal naar de manier waarop het 
Nederlandse publiek gereageerd had op de 
lezing van Ron Miltenburg en Eric Bolle van 
de dag voordien: ‘Dus het was me eigenlijk 
van vooraf  aan nogal duidelijk dat het ver-
schil in woordcultuur tussen het Noorden 
en het Zuiden nogal drastisch is. Maar giste-
renavond ben ik daar toch enigszins van 
geschrokken. In die mate dat ik mij een 
klein beetje misplaatst voel, een beetje in 
een arena. Want jullie hanteren woorden 
als emotionele granaten. Jullie werpen 
begrippen naar elkanders hoofd om wereld-
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beelden en wereldvisies die jullie niet schij-
nen te achterhalen tegen elkaar willen te 
doen opbotsen.’9 Als best bespraakte lid van 
het deelnemersveld wees De Vylder erop dat 
het probleem van de vorige avond niet bij de 
sprekers, maar bij de emotionele reacties 
van de Nederlandse toehoorders lag. 
Hoewel het de bedoeling van de discussies 
was om ‘een […] confrontatie tussen 
publiek, kunstenaars en genodigden’10 
mogelijk te maken, leidde dit kennelijk niet 
steeds tot een wederzijds begrip. Vervolgens 
bracht De Vylder de tekst Het onding kunst, 
wat doen we ermee, die in de bijbehorende 
publicatie was verschenen, en die hij van 
uitgebreid commentaar voorzag. Daarbij 
zette hij zich onder meer af  tegen de ‘nieu-
we-rechtse maskertaal’ en het ‘public relati-
ons jargon vermomd als cultuurkritiek’. Hij 
schoof  de ‘utopie’ naar voor als de enige 
plaats waar kunst als niet-ding kon gedijen, 
waar ze onding af  is en onze taal on-taal 
wordt. De Vylders voordracht was de enige 
van de driedaagse die vrij positief  ontvan-
gen werd: ‘Het publiek volgde ademloos het-
geen ongetwijfeld te maken heeft met zijn 
[De Vylders, FB] uitstraling en verteltrant; 
hij heeft een schitterend taalgebruik en zit 
vol dwaze associaties en gedachtekronkels 
wat vooral tot uitdrukking kwam in het wat 
uitgebreider ingaan op voorbeelden in de 
tekst en bij het beantwoorden van vragen 
uit het publiek tussen de alinea’s door.11 En 
nog: ‘Het publiek vond het na de lezing van 
Paul De Vylder absoluut niet erg dat dit 
debat [het geplande slotdebat, FB] niet door-
ging. Het had genoeg stof  tot nadenken.’12 
Met de lezing van De Vylder werd meteen 
ook de tentoonstelling Het Onding Kunst 
geopend.
 De Antwerpse tentoonstellingsreeks was 
aangekondigd middels een tekst die het 
vuur op de kunstwereld opende en de rich-
ting van het project verduidelijkte: ‘Ondanks 
alle ontsporingen raast de trein van de 
kunst door. Zelfs de noodremmen van zijn 
anti-kunst kunnen de op hol geslagen 
machinerie niet tot staan brengen. Integen-
deel. De verzwegen lijfspreuk van het kunst-
management is niets anders dan de platitu-
de: ‘The show must go on’. Dat in alle geval. 
De inflatie van prestigieuze tentoonstellin-
gen, de ensceneringen van nieuwe trends 
en de professionalisering van de kunstpro-
motie zijn in dit geval tekenend. […] Het 
komt er gewoon op aan om ‘en vrac’ onze 
frustraties te presenteren. Die van ons en die 
van U.’13 Centraal in beide tentoonstellin-
gen stond een kritische houding ten aan-
zien van het officiële kunstcircuit en de 
kunstproductie.14 Het ongenoegen betrof  
de wijze waarop het spektakel de betekenis 
van het kunstvoorwerp overschaduwde, 
het kunstwerk tot een consumptieartikel 
reduceerde en de verwachtingen van het 
publiek manipuleerde. Het gedrag van het 
publiek was ‘gretig en kritiekloos’ geworden 
en zowel de kunstmanager als het publiek 
vierden hun overwinning op de kunst. De 
tentoonstellingen en de lezingenreeks in 
Breda haakten op deze impasse in. De deel-
nemers aan de tentoonstellingen – zowel 
kunstenaars als niet-kunstenaars – han-
teerden een bepaald stramien: ‘Hierbij gaat 
het erom het ding, het product als lege huls 

te ontleden. De leegte te tonen. Te ontmas-
keren via een kritische [kunstbeschou-
wing]. Het product als commentaar op de 
kunstwereld. […] In het algemeen zou je 
kunnen zeggen dat men reageert op de 
codes en neveneffecten die binnen een 
kunstwerk of  stroming ontstaan.’15

 Een goed voorbeeld van deze werkwijze 
was de fotoserie Brigitte Bardot: Imitation of  
life van Simone De Paepe uit Mechelen, die 
in 1986 door de kunstenares Nadine Tasseel 
voor de tentoonstellingenreeks Het Onding 
Kunst in Antwerpen was aangedragen. De 
Paepe verzamelde tussen 1963 en 1978 de 
meest uiteenlopende foto’s van Brigitte 
Bardot. Ze plakte de beelden op de linker-
bladzijde van een ruitjesschrift en kleefde 
rechts daarvan een foto van zichzelf  met 
dezelfde haardracht, dezelfde kleding en 
dezelfde houding, genomen in – voor zover 
mogelijk – dezelfde omgeving. Over een peri-
ode van ongeveer vijftien jaar maakte ze 
enkele honderden van deze imitaties. 
Hoewel ze in Antwerpen in plastic mapjes 
aan de muur waren bevestigd, besliste men 
in Breda waarschijnlijk wegens ruimtege-
brek om ongeveer honderd dia’s van deze 
namaak-Brigitte en haar idool in een aparte 
ruimte te projecteren. De foto’s van deze 
enigszins verveelde huisvrouw waren 
bedoeld als persoonlijk dagboek en waren 
nooit gemaakt met de bedoeling tentoonge-
steld te worden.16 Tijdens zijn lezing in 
Stalker werd Marc Schepers hierover door 
het publiek aan de tand gevoeld. Waarom 
had hij gekozen voor iemand die haar 
intiemste fantasieën enkel voor zichzelf  had 
verbeeld?17 Schepers pareerde de kritiek 
door het antwoord van De Paepe aan te 
halen op zijn vraag om haar ‘werk’ te mogen 
exposeren: ‘Komt Roger Vadim dan ook kij-
ken?’ Als je iets echt meent, betoogde 
Schepers, dan maakt het niet uit hoe het 
wordt gebruikt. Dat Simone De Paepe als een 
curiosum tentoongesteld wordt, is geen 
bezwaar: ‘Ze vraagt er namelijk om.’18 In 
zijn verslag noemde Peter van Houten de 
fotoserie ‘het meest indringende en het vol-
ledigste Onding’ op de expositie en sprak hij 
zijn waardering uit voor de integere opzet 
van De Paepe om de beeldcultuur rond de 
adoratie van Bardot te ontleden.19 Ook Lode 
De Clercq was geen kunstenaar, maar histo-
ricus en restaurator, en daarnaast gefasci-
neerd door het iconoclasme. In de iconoclas-
tische daad herkende De Clercq ‘de 
normerende functie van kunstvoorwerpen’ 
en ‘de rites van de kunstconsumptie, de irra-
tionele aspecten van het museaal systeem, 
de escalatie van de kunstmarkt en nog vele 
andere trajecten doorheen het maatschap-
pelijk kader van de kunst met daarin als cen-
trale categorie de museale heerschappij’.20 
Zijn bijdrage, Z.T. (zonder titel), bestond uit 
zijn correspondentie met kunstinstanties die 
reageerden op zijn vragen over de beschadi-
gingen van kunstwerken die zich bij hen 
hadden voorgedaan. De brieven hing hij 
samen met een kleurenfoto van het verniel-
de kunstwerk achter een laag draadglas. 
Voor De Clercq was de weigerachtigheid van 
de musea om informatie vrij te geven een 
bewijs van het gebrek aan openheid van 
deze instanties. Hij hoopte dat zijn werk een 
nieuw licht zou werpen op het culturele dis-
cours dat door de musea werd aangestuurd. 
In dezelfde lijn lag het drieluik The Oath van 
de conceptuele Amerikaanse kunstenaars 
Connie Fitzsimons en Bruce Meisner. Een 
reproductie van het schilderij De Eed van de 
Horatiërs (1785) van Jacques-Louis David 
werd links geflankeerd door een foto van een 
camper voor de Arc de Triomphe in Parijs, 
en rechts door een tekst waarin één regel 
dertig keer herhaald werd: ‘Now is time for 
all good men to come to the aid of  their 
country.’ Het werk was een kritiek op de wil-
lekeur waarmee (kunst)historici en toeris-
ten kunstobjecten betekenis gaven.
 Hoewel het de bedoeling was dat iedere 
kunstenaar voor deze groepstentoonstel-
ling een nieuw werk voorstelde, nam een 
enkeling deel met hetzelfde object als in 
Ruimte Morguen. Daarnaast bevatte de ten-
toonstelling ook bijdragen die (volgens de 
Nederlandse organisatoren) minder goed bij 
het thema aansloten. Een voorbeeld was de 
site specific-bijdrage Wasser Erde Feuer Luft 
van Ivan Dusanek. Tijdens wandelingen 
door Breda ensceneerde Dusanek situaties 
met gekleurde ballonnen, die hij onder 
andere aan bomen en hekken vastmaakte. 
Die scènes legde hij vervolgens vast met 
polaroids en in tekeningen. De polaroids 
werden later in de galerie aan de muur 

bevestigd en de schetsen aan stokken vast-
gemaakt, waaraan tevens ballonnen hin-
gen. In het verslag ventileerde Van Houten 
zijn ongenoegen over de in zijn ogen al te 
gemakzuchtige bijdrage van Dusanek. Hij 
noemde de kunstenaar een epigoon en zijn 
beeldtaal vergezocht.21 Ook Materialien zum 
unbekannten Meisterwerk van Hilmar Liptow 
– een karton vol alledaagse rommel, in feite 
persoonlijke prullaria – kon niet op zijn 
waardering rekenen. Te autobiografisch en 
dus onvoldoende geschikt om over het 
thema van de expositie na te denken, luidde 
zijn oordeel.22

 Op grond van het bezoekersaantal van de 
tentoonstelling en de opkomst bij sommige 
lezingen – in het bijzonder die van Paul De 
Vylder – kan het Nederlandse vervolg van 
Het Onding Kunst betrekkelijk succesvol 
worden genoemd. Toch waren de plaatselij-
ke organisatoren niet onverdeeld gelukkig 
met het initiatief. Zo ervaarden ze het 
gebrek aan samenhang in de tentoonstel-
ling en de moeizame discussies met de 
Belgische organisatoren als een obstakel. 
Over de inhoud van de tentoonstelling werd 
beslist met behulp van foto’s en teksten uit 
het archief  van Morguen. Vooral de 
Vlaamse tijdschriften Fase 2 en Force Mental 
speelden daarbij een bepalende rol.23 
Wellicht kregen Benus en Van Houten daar-
door geen duidelijk zicht op de inhoudelijke 
posities van de deelnemers. Voorts liep de 
dialoog met de kunstenaars – die nochtans 
uitgenodigd waren om de week voor de ope-
ning in Stalker te verblijven – niet altijd van 
een leien dakje. Een aantal kunstenaars en 
genodigden haakte te elfder ure af  voor een 
lezing of  was niet aanwezig bij bepaalde 
activiteiten.24 Benus gaf  ook aan dat het 
theoretische discours van de tentoonstel-
ling wellicht te hoog gegrepen was voor een 
regionale kunstenaarsgalerie die vooral 
jonge kunstenaars exposeerde.25 De theorie 
botste met de praktische mentaliteit van 
Stalker. Tot slot leidde de publiciteit (de uit-
nodigingskaarten, affiches, advertenties en 
de catalogus) niet tot het verhoopte resul-
taat – landelijke bekendheid voor het kun-
stenaarsinitiatief.26 De conclusie was dat de 
overname van een tentoonstellingsconcept 
met veel buitenlandse kunstenaars niet de 
sleutel tot het succes was en niet de ver-
wachte meerwaarde had geboden.
 Achteraf  ging de organisatie bij zichzelf  
te rade over de wenselijkheid om en public te 
debatteren.27 Daarnaast besloot Stalker dat 
in de toekomst ‘Het voorbereidende theore-
tische werk waarbinnen gedachtelijnen uit-
gezet en met elkaar geconfronteerd werden; 
de eigen verantwoordelijkheid van de deel-
nemende kunstenaars; het door elkaar 
heen lopen van praktische en inhoudelijke 
zaken’ meer aandacht moesten krijgen.28 
Dat een kleine galerie een tentoonstelling 
met een dergelijke grootse opzet en oncon-
ventionele inhoud realiseerde, was een 
absoluut unicum voor die tijd. Misschien 
was het echter om organisatorische rede-
nen beter geweest om de belangrijke beslis-
singen aan één curator over te laten. Maar 
het democratiebeginsel van het kunste-
naarsinitiatief  eiste nu eenmaal dat ieder-
een zijn stem kon inbrengen.

Met dank aan Anna Thalia Benus voor het 
beschikbaar stellen van haar archief  en aan 
de medewerkers van het Rijksinstituut voor 
Kunsthistorische Documentatie in Den 
Haag.
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 1  Galerie Stalker stopt met exposities, in Het 
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Documentatie, Collectie Persdocumentatie 
Stalker.
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François, Didier Bay, Pierre Antoine, Conny 
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rol dan Peter van Houten en Anna Thalia 
Benus. 
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 11  Ibid., p. 2.
 12  Ibid., p. 3. De Vylder was een paar maanden 

eerder (december 1987) al in Galerie Stalker te 
gast met het werk Rebus-Rebis, waarin hij de 
hedendaagse hermafrodiet onderzocht en 
conform de tijdgeest vergeleek met 
contemporaine fenomenen als de 
Hollywoodkiller Rambo en de muziekster 
Prince. In een op video opgenomen gesprek 
tussen De Vylder en Lieven de Cauter worden 
de verschillende interpretatielagen van het 
werk besproken. Het gaat om een discussie 
tussen gelijkgestemden waarbij de taal een veel 
minder groot obstakel vormt dan bij de 
Nederlandse discussies over het werk met Peter 
Koene en Anna Thalia Benus. In de 
tentoonstelling Het Onding Kunst was De Vylder 
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 13  Openingstekst Werkgroep Ruimte Morguen, 
Het Onding Kunst (cat.), Breda, Galerie Stalker, 
1988.

 14  Persbericht Het Onding Kunst, Stalker, 
Rijksinstituut voor Kunsthistorische 
Documentatie, Collectie Persdocumentatie 
Stalker.

 15  Verslag Het Onding Kunst, 11 maart – 1 mei 
1988, deel III: De positie van het getoonde 
object, p. 11.

 16  Aanvullende Documentatie Het Onding Kunst 
in Galerie Stalker, Nadine Tasseel, mei 1986, p. 
59.

 17  Marc Schepers leverde voor de tentoonstelling 
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elkaar gestapelde meubelstukken, wordt een 
spel gespeeld met de esthetiek van Marcel 
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guter Gesellschaft.

 18  Cassettetape Marc Schepers, 11 maart 1988.
 19  Peter van Houten, Verslag Het Onding Kunst, 11 
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 22  Ibid., p. 17.
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van Anna Thalia Benus. De bijdragen van de 
personen die ook in de tentoonstelling een rol 
speelden zijn gearceerd, en voorzien van 
kanttekeningen en vraagtekens.

 24  ‘Er vonden evenwel genoeg discussies plaats in 
de loop van de week maar de theoretische 
neerslag of  duidelijk geformuleerde conclusies 
die in de lijn van onze verwachting lagen zijn 
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afspraken, uitgebleven.’ Ibid., p. 1. De 
Hamburgse kunstenaar Hilmar Liptow 
verdedigde zijn afwezigheid bij het slotdebat als 
volgt: ‘Sie müssen bedenken, daß man von der 
Installationsarbeit, von den vielen informellen 
Diskussionen und Gesprächen vor, nach un bei 
den Essen, nachts und während des Aufbaus 
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kaum nachvollziehbaren Vorträgen zu 
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zu einer großen Schlußdebatte hätte aufraffen 
können. Man hatte seine ‘Meinung’ ja auch 
ohnehin schon in Form einer Arbeit in der 
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Neigung, sie redend, allgemein über Kunst 
redend noch einmal zu sagen.’ Brief  aan Peter 
van Houten en Anna Thalia Benus van 5 april 
1988. Aanvullende Documentatie Het Onding 
Kunst in Galerie Stalker, p. 20.

 25  Gesprek met Anna Thalia Benus, 15 februari 
2012.

 26  Kritieken in grote landelijke kranten zoals de 
Volkskrant en NRC Handelsblad bleven uit. Enkel 
het dagblad De Stem wijdde een artikel aan de 
manifestatie.

 27  Verslag Het Onding Kunst, 11 maart – 1 mei 
1988, deel I: Algemeen Verslag, p. 4.

 28  Ibid.

cover catalogus ‘Het Onding Kunst’,
13 maart - 1 mei 1988, Galerie Stalker, Breda
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‘Ik durf dus te stellen; 
wanneer wIj de zIn voor 
het heIlIge nIet meer be-
zItten, dan Is dat omdat 
wIj bang zIjn‘

‘de vraag Is of de mo-
derne mens zonder gegen- 
stand, zonder god en 
hemel, waarlIjk gehuma-
nIseerd Is. de vraag Is, 
of de absolute vrIjheId 
zonder enIge bIndIng, 
zoals bIjvoorbeeld sartre 
dIe aan de mens toekent, 
waarlIjk menselIjk Is. 
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CAROLINE DUMALIN

1. Aankomst

In 1979 richtten drie Utrechtse studenten 
– Rob Smolders, Arjen Kok en Alex de Vries 
– het tijdschrift voor hedendaagse kunst 
Metropolis M op. Met het blad wilden zij een 
alternatief  bieden voor de gevestigde insti-
tuten en kunstbladen, die in hun ogen te 
weinig afgestemd waren op hun tijd en zich 
liever spiegelden aan de helden van het 
recente verleden (de nieuwe figuratie, land 
art, body art…).1 Het trio had een ‘tijd-
schrift’ op het oog in de ware en meest geën-
gageerde zin van het woord. Vanaf  de eerste 
nummers ademt het blad de tijdgeest. Zo 
blijkt dat de punkkreet ‘no future’, die in de 
eerste plaats politieke machteloosheid ver-
raadt, ook in de kunstwereld is doorgedron-
gen. De desillusie waarmee een nieuwe 
generatie zich afkeert van de idealistische 
jaren 70, druipt van de pagina’s af. Daar-
naast besteedt het tijdschrift aandacht aan 
de nieuwste fenomenen in de beeldende 
kunst – in de eerste nummers zijn dat vooral 
de neo-expressionistische golf  in de schil-
derkunst en de opkomst van een historise-
rende, eclectische vormentaal in architec-
tuur en design. Deze focus op het nieuwe en 
actuele maakt van Metropolis M een uitgele-
zen bron om de opkomst en ontwikkeling 
van een ander fenomeen van de jaren 80 te 
volgen: het postmodernisme.
 Wie de eerste twee jaargangen van 
Metropolis M erop naslaat, stelt vast dat de 
notie ‘postmodernisme’ er geen enkele keer 
in voorkomt. Wijst dit erop dat het begrip 
nog niet circuleert in beeldendekunstmid-
dens in Nederland? Gezien de zelfverklaarde 
passie voor de eigen tijd zou men dit kunnen 
vermoeden. Pas in oktober 1981 valt de 
term voor het eerst. In de inleiding van een 
tekst over het neorationalisme binnen de 
hedendaagse architectuur citeert Ludger 
Smit de architectuurtheoreticus Charles 
Jencks, die in de jaren 60 naast de laatmo-
dernistische architectuur een relatief  klein-
schalige ‘post-moderne’ stroming ziet opko-
men. Volgens Jencks is deze postmoderne 
architectuur ‘voor de helft modern en voor 
de andere helft iets anders (meestal traditio-
nele bouwkunst)’2, en onderscheidt zij zich 
door haar speelse karakter van het moder-
nisme. Bovendien houdt zij ook een kritiek 
op het modernisme in. Dat Aldo Rossi orna-
menten, geladen met symboliek en geschie-
denis, van onder het stof  haalt en dat Rem 
Koolhaas ‘papieren architectuur’ tentoon-
stelt die niet bedoeld is om uitgevoerd te 
worden, interpreteert Smit met Jencks als 
een aanslag op het dogmatisch functiona-
lisme van de modernisten. Na het uitblijven 
van de ingrijpende maatschappelijke veran-
deringen die Le Corbusier en de zijnen voor 
ogen hadden, is de architect met een schuld-
complex achtergebleven. Het postmoder-
nisme, aldus Smit, biedt ‘de therapie voor de 
verlossing van die schuldgevoelens’. Want 
volgens de postmodernen kan de architect 
na dit failliet eindelijk weer in de eerste 
plaats een beeldend kunstenaar zijn, en de 
bouwkunst een ‘zelfstandige discipline’. 
 Vervolgens is het drie jaar wachten voor-
aleer, in het veelbesproken Orwelljaar, 
opnieuw een artikel over het postmodernis-
me verschijnt.3 In De vlucht van het postmo-
dernisme, een recensie gewijd aan de ten-
toonstelling Totem (New Design) bij Galerie 
Swart, bespreekt Wim van Sinderen de 
‘postmoderne’ golf  in het design. Zichtbaar 
geënthousiasmeerd door de provocerende 
en geestige stijl van de groep Totem uit 
Lyon, begroet hij deze postmoderne ontwer-
pers als een levensvatbaar en kritisch alter-
natief  voor het ‘doodse’ keurslijf  van het 
modernisme: ‘De schijn van eeuwigheid 
rond de strakke transparante vormen is 
opgeheven.’ De postmodernen richten zich 
niet op de toekomst, maar maken design 
voor het hier en nu – en in het ‘hier en nu’ 
van midden jaren 80 heerst een heerlijke en 
bevrijdende chaos. Net als Smit heeft Van 
Sinderen het over een discipline die haar 
‘toegepaste’ karakter in vraag stelt en zich 
emancipeert tot ‘vrije kunst’. Zo beschrijft 

hij het nieuwe design als tegengesteld aan 
‘ergonomisch verantwoorde gebruikskunst’ 
en citeert hij Ettore Sottsass, die meent dat 
‘een meubelstuk als een standbeeld in de 
kamer moet staan’.4 Zowel Smit als Van 
Sinderen beklemtonen dus het positieve – 
bevrijdende, verlossende – elan van het 
postmodernisme en beide gaan daarbij uit 
van een eerder simpele lezing waarin 
modernisme en postmodernisme antithe-
tisch tegenover elkaar worden geplaatst.

2. Barsten

Rond het midden van de jaren 80 begint die 
triomfantelijke ontvangst te haperen. Dat 
heeft allicht veel te maken met de golf  van 
publicaties – vooral van Amerikaanse signa-
tuur – die het postmodernisme rond die tijd 
een ‘highbrow’ theoretische invulling geven. 
In Metropolis M worden ze op de voet gevolgd. 
Zo krijgen de reader Art after Modernism. 
Rethinking Representation (red. Brian Wallis) 
en het boek The Originality of  the Avant-Garde 
and Other Modernist Myths van Rosalind 
Krauss meteen na hun verschijning een 
lovende bespreking in het blad. In zijn 
bespreking van Brian Wallis’ bundel haalt 
Hans Vogels klassieke denkers als Benjamin, 
Barthes, Baudrillard en Foucault – van wie 
teksten in de bundel zijn opgenomen – aan 
als referentieauteurs voor een ‘kritisch getint 
pluralisme’ dat het dogmatische formalisme 
à la Greenberg van de troon lijkt te hebben 
gestoten.5 Hij verbindt hun denken met een 
‘sterk interdisciplinaire aanpak binnen de 
hedendaagse kunstkritiek’ en omschrijft de 
taak van de postmoderne kunstkritiek, met 
Roland Barthes, als ‘het ideologisch inter-
preteren en aldus blootleggen van de beel-
den waarvan kunst gebruik maakt’. Met 
dergelijke uitlatingen doet een begrip van 
‘postmoderne kritiek’ zijn intrede die de 
grenzen van de verschillende media over-
stijgt. Voortaan wordt de term in Metropolis 
M niet meer uitsluitend in de context van 
bepaalde disciplines – architectuur en design 
– gebruikt, maar heeft hij steeds vaker 
betrekking op ‘kunst in het algemeen’.
 Nog in datzelfde jaar publiceert Metropolis 
M een bespreking door Janneke Wesseling 
van de Nederlandse essaybundel Van het 
Postmodernisme (red. Jeroen Boomgaard & 
Sebastián López, 1985) die een stuk minder 
positief  uitpakt.6 Wat Wesseling vooral 
stoort zijn de uiteenlopende pogingen van 
de postmoderne theoretici, onder wie Ihab 
Hassan, Paula Boeijen en Hans Bertens, om 
het postmodernisme te definiëren. Want, zo 
citeert ze Jean Baudrillard, ‘als Post moder-
nisme echt bestaat, dan moet die richting 
kenmerkend zijn voor een universum waar 
geen definities meer mogelijk zijn’. Dat de 
theoretische kaders van de auteurs nauwe-
lijks toepasbaar zijn op individuele kunst-
werken, wekt bij haar het kwalijke vermoe-
den op dat het postmodernisme ‘vooral een 
creatie is van theoretici’. Ze verwerpt de 
‘dictatuur’ van sommige postmoderne den-
kers door te benadrukken dat er nog zoveel 
gebeurt in de hedendaagse kunst dat zich 
aan het postmodernisme onttrekt. Aan het 
slot citeert Wesseling Baudrillards uitspraak 
dat ‘iedereen heimelijk de voorkeur geeft 
aan een arbitraire en wrede orde’ in plaats 
van aan ‘vrijheid en verantwoordelijkheid’, 
en ze besluit dat er nood is aan ‘therapeuti-
sche programma’s’. Eenzelfde toon valt te 
beluisteren in een artikel over veertig jaar 
kunstkritiek in Nederland door Hans Ebbink 
en Peter de Ruiter. De auteurs hebben het 
over ‘de gevoelens van onbehagen over de 
huidige situatie’ die op de voorgrond zijn 
gekomen in een themanummer van het 
tijdschrift Beeld over kunstkritiek. Daarin 
waren namelijk opiniestukken opgenomen 
met sprekende titels als ‘de kritiek in een 
impasse’ en ‘postmoderne kritiek, naar een 
nieuwe onmondigheid?’.7 De frictie tussen 
de vrije associaties van de postmoderne 
kunst en de drang om dit spel in een theore-
tisch kader te doen passen, laat zich voelen 
en heeft de vaderlandse kunstkritiek danig 
verward, aldus Ebbink en De Ruiter.
 In de bijdragen van Wesseling en Ebbink 
& De Ruiter valt voor het eerst een ongemak 

te bespeuren over de kritische betogen die 
onder de vlag van het ‘postmodernisme’ 
schuilgaan. Vanaf  1985 wordt de term 
steeds vaker misprijzend in de mond geno-
men. Dat gebeurt niet alleen door critici, 
maar ook door kunstenaars die aan het 
woord komen in het blad. Zo neemt Rob 
Scholte nadrukkelijk afstand van de ten-
dens in de ‘postmoderne’ kunst – en zelfs 
van zijn eigen vroegere werk! – om beelden 
willekeurig naast elkaar te zetten. In plaats 
van het beoogde contrast, leverde dit vol-
gens hem alleen maar puur decoratieve en 
betekenisloze constellaties op.8 Wim 
Crouwel, toenmalig directeur van Boijmans 
Van Beuningen, meent van zijn kant dat de 
kunst niet alleen lijdt onder het veelvuldige 
teruggrijpen naar het verleden, maar voor-
al onder het wegvallen van het geloof  in 
utopieën, het ontbreken van ‘een doel’: ‘Ik 
zie het postmodernisme als een louterings-
periode, waar we doorheen moeten, in de 
hoop dat er vandaag of  morgen toch aan-
zetten tot een nieuwe richting uitkomen.’9 
Zelfs Paul Groot, hoofdredacteur van Kunst- 
en Museumjournaal en een zogenaamde 
postmoderne ‘paracriticus’ die (volgens Adi 
Martis in Metropolis M) eigenlijk zelf  kun-
stenaar wil zijn, doet het postmodernisme 
in een interview af  als niet meer dan ‘een 
vertwijfelde poging om het toch allemaal 
nog in de hand te houden’.10 

3. Afscheid?

Twee bijdragen uit 1989 kunnen de laatste 
shift in de ontwikkeling van de postmoder-
nismeterminologie illustreren. In het begin 
van dat jaar publiceert Jorinde Seijdel een 
kritisch stuk over de glorieuze intrede van de 
nieuwe ‘neoconceptuele’ kunst uit New 
York, waarbij zij de Pictures-generatie (onder 
anderen Sherrie Levine, Barbara Kruger en 
Richard Prince) tegenover objectkunste-
naars als Jeff  Koons en Haim Steinbach 
plaatst.11 Volgens Seijdel wordt de kunst van 
beide groepen door een ‘postmoderne condi-
tie’ gemerkt, waarmee zij doelt op een toe-
stand waarbij de kunst volledig geabsor-
beerd is door de consumptiecultuur. 
Ontsnappen is (slechts) mogelijk ‘door het 
spel op slinkse wijze mee te spelen, door mid-
dels affirmatieve strategieën iets van het 
geheel bloot te leggen’, stelt Seijdel met 
Baudrillard. De tweede bijdrage is een lemma 
over postmodernisme in een encyclopedie 
van begrippen en fenomenen die in de jaren 
80 tot de hot topics behoorden12. Het lemma 
is opgenomen in het laatste nummer van 
1989, gewijd aan een terugblik op de jaren 
80. We lezen er: ‘Het postmodernistische 
debat is steeds meer in het teken komen te 
staan van de vraag naar de ‘impact’ van de 
laatkapitalistische consumptiemaatschap-
pij, waarin het consumptiegoed wordt veraf-
good.’ Wat men op grond van Seijdels essay 
kan vermoeden, wordt door het lemma 
bevestigd: de interpretatie van het ‘postmo-
dernisme’ is aan het eind van het decenni-
um helemaal in het teken komen te staan 
van een fatale cultuurdiagnose à la 
Baudrillard, en van de manier waarop die 
verwerkt is in de Amerikaanse kunst en 
kunsttheorie. Interes sant is evenwel dat in 
beide bijdragen ook een metaperspectief  
wordt ingenomen en dat de betekenisgeving 
rond de term wordt becommentarieerd. Zo 
ventileert Jorinde Seijdel onder het kopje 
‘Postmoderne conditie’ haar scepsis over het 
gegoochel met het ‘toverwoord’ postmoder-
nisme (dat ze schalks als ‘pm’ aanduidt). 
Vervolgens geeft ze uitleg bij de betekenis 
van de term waarbij ze haar eigen ‘fatale’ 
interpretatie van de ‘postmoderne conditie’ 
bijna naadloos in het verlengde situeert van 
andere interpretaties van de term postmo-
dernisme. Zo stelt ze eerst dat de term ‘post-
modernisme’ staat voor het wegvallen van 
de ‘grote (ideologische) Waarheden’ en van 
de ‘hoofdcodes van het maatschappelijk 
leven’, en voor het einde van ‘het project van 
het modernisme’ – een interpretatie die ver-
wijst naar het postmodernisme à la Lyotard 
– en pas daarna dat het als gevolg daarvan 
‘moeilijk is om nog te geloven in de authenti-
citeit, originaliteit en uniciteit van kunst, nu 

het duidelijk is dat ook de kunst volledig is 
opgegaan in het ruilwaardesysteem van het 
kapitalisme, en evengoed een consumptiear-
tikel is waarvan het aura louter op fetisjisme 
en marktwaarde berust.’ Vluchtig merkt ze 
daarnaast op dat dit besef  ‘geen sluier van 
rouw om ons heen’ legt, aangezien ‘in een 
leven zonder normatieve verschillen en 
dwingende utopieën alles vrolijk naast 
elkaar [kan] bestaan’ – een verre herinne-
ring aan het vrolijke ‘anything goes’-post-
modernisme dat in de eerste helft van de 
jaren 80 in Metropolis M te beluisteren viel. 
Dezelfde logica valt ook in het lemma 
Postmodernisme te bespeuren: ook hier wordt 
het postmodernisme eerst geïdentificeerd 
met de teloorgang van het grote Meester-
verhaal van Vooruitgang en Verlichting en 
wordt vervolgens opgemerkt dat het post-
modernismedebat steeds meer in het teken 
van de ‘‘impact’ van de laatkapitalistische 
consumptiemaatschappij’ is komen te staan.
 Even instructief  zijn evenwel de verschil-
len tussen Seijdels bijdrage en het lemma 
Postmodernisme. Zo wordt de postmoderne 
beweging in het lemma ‘kunstkritisch, cul-
tuurtheoretisch of  historisch’ genoemd en 
valt het op dat er enkel namen van (op één 
na allemaal Franse) theoretici worden aan-
gehaald. Terwijl Seijdel de postmoderne 
conditie nog verbindt met een bepaalde 
groep kunstenaars, valt in het lemma geen 
enkele naam van een kunstenaar of  artis-
tieke beweging te bespeuren. Even ontnuch-
terend is de vaststelling dat van het vrolijke, 
bevrijdende en ‘naïeve’ postmodernisme, 
dat amper vijf  jaar geleden nog door Wim 
van Sinderen werd gevierd – en dat door 
Seijdel nog even wordt opgerakeld – geen 
spoor is terug te vinden. Het postmodernis-
me dat in 1984 in Metropolis M wordt ver-
welkomd als een beweging die barst van 
optimisme en mogelijkheidszin, is amper 
vijf  jaar later helemaal op de achtergrond 
geraakt. Meer zelfs, het bestaan ervan is uit 
het geheugen gewist. Aan het eind van het 
decennium lijkt er bij Metropolis M nog 
amper iemand die zich herinnert dat het 
blad het creatieve potentieel van het post-
modernisme had bejubeld. 
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Spelen met de brokstukken
De receptie van het postmodernisme in Metropolis M (1979-1989)
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Wat me nog helder voor ogen staat van de 
tentoonstelling van Niek Kemps op de 
Biënnale van Venetië in 1993 is het warme 
zonlicht dat danst over het rimpelige, huid-
kleurige oppervlak van twee grote dozen 
van polyester. Entre deux boites qui sont des 
maisons (1992), luidde de titel van de wer-
ken. Dozen die huizen zijn. En net als de 
kartonnen behuizing van een zwerver te 
krap om te betreden. De ongenaakbaarheid 
van het werk is me bijgebleven, al is de her-
innering onvolledig. Ik moet ze met archief-
foto’s aanvullen. Ah ja, Parenthesis III 
(1992), dat ondoorzichtige glazen wandob-
ject dat de hoek omslaat en zich in twee ver-
schillende ruimtes tegelijk bevindt – of  tus-
sen twee ruimtes in, zo kun je het ook 
bekijken. En de prachtvolle Sarabandes 
(1993) die niet tegen, maar vóór de wand 
hangen. De schermen zijn samengesteld uit 
digitaal bewerkte fotonegatieven van han-
den met chirurgische instrumenten, ver-
zonken achter glas, met spuitvilt versluierd 
voor onze nieuwsgierige blikken, alsof  zij 
hun schoonheid niet willen blootgeven.
 Eenzelfde subtiliteit sprak uit de tentoon-
stelling van Jan Vercruysse in het naburige 
Belgische paviljoen. Drie gipsen vleugelpia-
no’s zonder poten, rustend op houten 
dwarsliggers. Twee sculpturen van een 
schildpad die een bal voortduwt (kunst is 
langzame aandacht, schreef  Vercruysse 
ooit). Aan de wand een rij van 23 triangels 
van blauw glas die al net zo min geluid 
voortbrengen als de versteende klankkas-
ten. In gedachten kon je hun kristalheldere 
getinkel horen, alsook de holle dreun van 
een vallende piano, maar in werkelijkheid 
heerste er net als in het Nederlandse pavil-
joen een serene stilte.
 Voor het eerst hadden Nederland en 
België besloten tot een gezamenlijke inzen-
ding naar de Biënnale van Venetië. Het initi-
atief  van cultuurministers Hedy d’Ancona 
(PvdA) en Hugo Weckx (CVP) was geïnspi-
reerd door de Nederlandse Taalunie, die had 
gewaarschuwd dat kleine cultuurgemeen-
schappen als die van de Lage Landen volko-
men dreigden te worden overschaduwd 
door de dynamiek van de Europese eenwor-
ding. Men moest de handen ineenslaan. 
Nederland en Vlaanderen kondigden voor 
1995 een grote tentoonstelling aan van 
kunst uit de Lage Landen, georganiseerd 
door Rudi Fuchs en Jan Hoet in het Palazzo 
Grassi, en namen zich voor elke vier jaar 
gezamenlijk de inzending voor de Biënnale 
van Venetië te verzorgen (Wallonië, dat zijn 
deelname afwisselt met Vlaanderen, stelde 
geen prijs op samenwerking met de 
Hollanders). De commissaris van de eerste 
gezamenlijke inzending werd Jan Debbaut.
 De keuze voor Debbaut lag voor de hand. 
De Vlaming was destijds directeur van het 
Van Abbemuseum in Eindhoven. Daarvoor 
was hij directeur van de Vereniging voor 
Tentoonstellingen in het Paleis voor Schone 
Kunsten in Brussel en werkte hij bij het ICC 
te Antwerpen, onder meer aan een copro-
ductie met het Maastrichtse Bonnefanten-
museum. Een echte grensganger dus, die de 
kunstwereld van België en Nederland kende 
als zijn broekzak. Van hem werd verwacht 
dat hij de hedendaagse kunst uit de Lage 
Landen op een internationaal podium kon 
laten schitteren.
 Debbaut was van meet af  aan overtuigd 
dat hij in elk van de paviljoens moest kiezen 
voor een solotentoonstelling van een kun-
stenaar met een ‘geprofileerd oeuvre’ dat de 
vraag stelt naar ‘de positionering van 
kunst’.1 Voor hen die het tentoonstellings-
programma van het Van Abbemuseum 
hadden gevolgd, was het geen verrassing 
dat de uitnodiging ging naar Niek Kemps 
(Nijmegen, 1952) en Jan Vercruysse 
(Oostende, 1948). Beide kunstenaars had-
den al solotentoonstellingen gehad in 
Eindhoven, Vercruysse in 1990, Kemps in 
1992. In zijn voorwoord in de catalogus 
situeert Debbaut hun werk in een ‘tussen-
gebied’, waarmee hij niet alleen doelt op een 
niemandsland ergens tussen schilderkunst 
en sculptuur, maar ook op een overgangs-

moment ‘waarop de grote culturele mecha-
nismen van de ‘moderniteit’ door velen 
worden ervaren als uitgeput en daardoor 
niet langer effectief, terwijl het postmoder-
nistische antwoord vaak wordt afgewezen 
als te anekdotisch en oppervlakkig’.2 Het 
werk van Kemps en Vercruysse ziet hij als 
een onderzoek naar de mogelijkheden en 
beperkingen van betekenisvolle kunst ‘bin-
nen een oververhitte beeldcultuur’. Het is 
kunst die reflecteert op haar eigen condities 
en functioneren, die stilstaat bij onze per-
ceptie en omgang met kunst. ‘Het is kunst 
die opnieuw moet definiëren wat haar 
‘plaats’ is – filosofisch gesproken – in een 
snel veranderde en nog steeds veranderende 
wereld.’ In de sculpturen van Vercruysse 
herkent de tentoonstellingsmaker een ver-
fijnd, dubbelzinnig en soms pervers spel met 
vertaling en interpretatie, dat hij typisch 
Belgisch acht (een associatie met Magritte is 
nooit ver weg). Bij Kemps gaat het eerder 
om de complexiteit van de waarneming – 
niet ongewoon in de Nederlandse kunst, zij 
het met een minder gebruikelijke aandacht 
voor weerkaatsing en transparantie, voyeu-
risme en verblinding. Hoe verschillend hun 
werken ook zijn, beide kunstenaars delen 
volgens Debbaut dezelfde uitgangspositie. 
Zij twijfelen aan de dwingende stelligheid 
van Mies van der Rohes ‘less is more’, van 
Frank Stella’s ‘what you see is what you see’ 
en andere modernistische dogma’s. Vanuit 
hun ‘behoefte aan herdefiniëren’ (Debbaut) 
schuiven zij absolute aanspraken terzijde en 
maken zij ambiguïteit tot de kern van hun 
kunst.
 Hoewel Debbaut deze manoeuvre 
beschouwt als een reactie op het modernis-
me, wil hij niet spreken van postmodernis-
me. Sterker, in de interviews, essays en arti-
kelen rond de presentatie in Venetië valt de 
term nergens. Dat is begrijpelijk. Kunstcritici 
hebben het werk van Kemps zelden door de 
postmoderne bril bekeken.
 Twee teksten kunnen de receptie van 
Kemps’ werk in Nederland illustreren. De 
eerste is de inleiding van Marianne Brouwer 
in de catalogus bij de kleine, maar beeldbe-
palende tentoonstelling Groene wouden in 
Rijksmuseum Kröller-Müller (Otterlo, 

1983), die Kemps’ museumdebuut mar-
keert. De ander is een essay van Antje von 
Graevenitz in de publicatie bij de sculptu-
rententoonstelling Sonsbeek 86, samenge-
steld door Saskia Bos. Beide teksten probe-
ren een ontwikkeling in de beeldhouwkunst 
te beschrijven, om niet te zeggen een kente-
ring, waarbinnen het werk van Kemps 
wordt gesitueerd. 
 De fragmentarische tekst van Brouwer, 
rijk aan melancholische en poëtische 
bespiegelingen over zinledigheid en geschie-
denis, heeft op de een of  andere manier 
haar aantrekkingskracht behouden, mis-
schien omdat de zwaarmoedigheid zo door-
leefd lijkt. Apodictisch zijn al de eerste 
regels: ‘De kunst bevindt zich op dit moment, 
veel onontkoombaarder dan in de ‘revoluti-
onaire’ jaren 60 op een werkelijk breukvlak: 
aan het einde van het modernistische tijd-
perk wordt ze geconfronteerd met het falen 
van de taalstructuren die haar utopie heb-
ben bepaald.’3 Die breuk heet ‘onherstel-
baar’. Sterker, ‘De kunst kan nooit meer 
deel worden van het leven zelf, nooit meer 
terugkeren naar haar eigen, onbewuste 
oorsprong. Ze bestaat alleen nog als herin-
nering, als historisch bewustzijn. De kunst 
kan alleen ervaren worden als een afwezig-
heid.’4 De transparantie die de ‘oude kunst’ 
kenmerkte, is volgens Brouwer voorgoed 
verdwenen. Haar ‘coderingen’ zijn niet lan-
ger leesbaar. Al wat rest is de code zelf.
 Antje von Graevenitz bewaart in haar 
essay Het vertoon vertonen wat meer kunst-
historische distantie. In de beeldhouwkunst 
van de toen opgang makende generatie ziet 
zij een parallel met het theater. De tentoon-
stelling en het theater zijn elkaars gelijken, 
betoogt zij, beide willen ‘vertonen’. ‘Als het 
getoonde dan ook nog inhoudelijk en for-
meel op dit gegeven ingaat, stelt het zijn 
bestaan volledig in dienst van het vertoon. 
Deze tautologie geeft aan het getoonde een 
genereus karakter, dat iets prostituerends 
heeft: zij wordt opzettelijk blootgesteld aan 
de consumptie en heeft nu niets meer te 
maken met bijvoorbeeld oervormen van 
Brancusi en Giacometti of  de reïntegratie 
van natuur en kunst bij Serra, Flanagan en 
Long. Integendeel, deze kunstwerken zijn 
geen idolen of  fetisjen, ze dwingen niet tot 
een bijna sacrale omgang, noch tot medita-
tie over transcendente waarden als het eeu-
wige en absolute. In plaats daarvan gaan zij 
een relatie aan met de dubbelzinnige schijn 
van het theater; meer met de spiegel dan 
met de werkelijkheid, meer met het omhul-
sel dan met de kern van de zaak, meer met 
de complexiteit dan met de eenvoud van het 
elementaire, meer met het enigma dan met 
de evidentie.’5 De ‘mimesis’ van deze kunst 
‘is nu juist gericht op narcisme en de dub-
belzinnigheid van feest en dood, illusie en 
leegte, onecht en echt, vertoon en zijn.’6 Het 
idioom van Von Graevenitz verschilt niet 
veel van dat van Kemps zelf, die meerdere 
aforistische teksten heeft gepubliceerd: ‘In 
een beeld of  situatie waarin sprake is van 
transparantie zoekt de blik net zo lang tot 
deze ergens op stuit. Transparantie nodigt 
uit tot voyeurisme, maar, helaas, er is geen 
innerlijk, geen diepte. Het doorzicht is een 
spiegel, de glans een orkaan.’7

 Falende utopieën, innerlijke leegte, zijn en 
schijn – een goed verstaander zal een zwak-
ke echo van Baudrillard herkennen, maar 
typisch postmodern zijn deze thema’s niet. 
Eerder lijkt het etiket van toepassing op de 
Nederlandse inzending van drie jaar eerder, 
toen Rob Scholte op uitnodiging van Gijs 
van Tuyl in het Nederlands paviljoen expo-
seerde. Vanuit zijn preoccupatie met de rela-
tie tussen kunst en massacultuur maakte 
Scholte een reusachtig schilderij naar een 
kitscherig porseleinen beeldje van een schil-
derende kunstenaar, afkomstig uit een 
Venetiaanse souvenirwinkel. Scholtes spec-
taculaire en karikaturale benadering, teke-
nend voor de veranderende verhouding tus-
sen beeldende kunst en beeldcultuur, is 
Kemps en Vercruysse volkomen vreemd. 
 Natuurlijk wisten beide kunstenaars 
waar zij aan begonnen toen zij Debbauts 
uitnodiging aanvaardden. De ‘oververhitte 
beeldcultuur’ liet zich wijd en zijd voelen, 
ook op de biënnale van Venetië. 1993 was 

het jaar waarin spraakmakende, politiek 
omstreden installaties als die van Hans 
Haacke in het Duitse paviljoen alle aan-
dacht naar zich toe trokken, het jaar waarin 
de jonge, nog onbekende Damien Hirst met 
schokkende beelden van doorgezaagde kal-
veren op sterk water op het internationale 
podium debuteerde. De oneliner art greep 
om zich heen. Niet de best denkbare context 
voor kunstenaars die zich bij voorkeur uit-
drukken in paradoxen en dubbelzinnighe-
den. Geen ideaal klankbord voor een plei-
dooi voor vertraging en verstilling.
 Hoe reageerde de pers? De Nederlandse 
kranten vonden de inzending te herme-
tisch. Ze zou te veel beantwoorden aan het 
clichébeeld dat Nederlandse kunst streng en 
in zichzelf  gekeerd is, zonder maatschappe-
lijke betrokkenheid. ‘Nogal cerebraal’, oor-
deelde Paul Depondt in de Volkskrant (11 
juni 1993). Menno Schenken noemde het 
in het Algemeen Dagblad (17 juni 1993) ‘een 
brave, conservatieve inzending’. Er was ook 
waardering. Ella Reitsma prees beide ten-
toonstellingen als ‘een verademing’ (Vrij 
Nederland, 3 juli 1993). In de NRC van 18 
juni 1993 achtte Janneke Wesseling de 
exposities rustig, helder, geserreerd. Stuart 
Morgan schreef  een sympathiserend stuk in 
het Engelse kunsttijdschrift Artscribe, maar 
verder werd de Belgisch/Nederlandse pre-
sentatie in de internationale pers nauwe-
lijks opgemerkt.
 Wat op de achtergrond meespeelt is mis-
schien het feit dat min of  meer gelijkgestem-
de kunstenaars uit die jaren weinig genegen 
waren zich te scharen achter een gezamen-
lijke ambitie. Onder een aantal generatiege-
noten was immers sprake van een sterke 
artistieke geestverwantschap, die gesigna-
leerd en getoond werd in onder meer het 
Van Abbemuseum, de Kunsthalle Bern, De 
Appel in Amsterdam en het Museum Haus 
Esters/Haus Lange in Krefeld. Daar zag je 
werk van Jean-Marc Bustamante, Thomas 
Schütte, René Daniëls, Harald Klingelhöller, 
Juan Muñoz, Reinhard Mucha, Didier 
Vermeiren, Lili Dujourie, Ettore Spalletti, 
Fortuyn/O’Brien, Cristina Iglesias – kunste-
naars met wie Kemps en Vercruysse raak-
vlakken hebben. Maar van coalitievorming 
was geen sprake, een enkele poging daarge-
laten (zo organiseerde Bart Cassiman begin 
jaren 90 Het sublieme gemis in Antwerpen). 
Zowel kunstenaars als curatoren hadden 
een sterke voorkeur voor eenmanstentoon-
stellingen. Men zocht de nuance; voor het 
buzzword postmodernisme was men aller-
gisch. Toch vraag je je af  welke krachten 
zouden zijn vrijgekomen als men wel de 
rijen had gesloten. Had zo’n pan-Europese 
alliantie krachtig tegenwicht geboden aan 
het eclecticisme van het postmoderne ‘any-
thing goes’, aan de groeiende invloed van 
het kunstbedrijf  en de toenemende beteke-
nis van de beeldvorming in de massamedia? 
Of  mag je dat van kunstenaars die distantie, 
ambiguïteit en reflectie huldigen niet ver-
wachten?
 Hoe dan ook, de eerste keer dat Nederland 
en België gezamenlijk naar Venetië trokken 
was meteen de laatste.
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Tentoonstelling. Deel twee (cat.), Utrecht, Veen/
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Dozen die huizen zijn
Een terugblik op de gezamenlijke inzending van Nederland en België op de Biënnale van Venetië in 1993

Niek Kemps

Sarabande I-V, 1993

Niek Kemps

Entre deux boïtes qui sont des maisons VII, 1993
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LIEVEN VAN DEN ABEELE

Ter gelegenheid van de 45ste Biënnale van 
Venetië werd door de respectieve ministers 
van cultuur van Nederland en Vlaanderen, 
Hedy d’Ancona en Hugo Weckx, besloten 
om voor de twee paviljoenen een gemeen-
schappelijke curator aan te stellen. De keuze 
viel op de Vlaming Jan Debbaut (Temse, 
1949), toenmalig directeur van het 
Nederlandse Van Abbemuseum in 
Eindhoven. Op zijn uitnodiging maakten 
Jan Vercruysse en Niek Kemps elk een 
monografische presentatie met recente wer-
ken. Ondanks de vraag naar confrontatie en 
dialoog bleven beide kunstenaars in hun 
eigen paviljoen en kregen ze elk een afzon-
derlijke catalogus, die in een gemeenschap-
pelijk foedraal werd aangeboden.
 Uit het voorwoord van de catalogus, dat 
door beide ministers ondertekend werd, 
leren we dat dit gemeenschappelijk initia-
tief  moet worden gezien in het kader van de 
ambities van de Nederlandse Taalunie om 
de samenwerking tussen Vlaanderen en 
Nederland op het gebied van de taal, maar 
ook ruimer, te stimuleren. ‘Het gemeen-
schappelijk optreden van de twee landen 
[…] is een mooi voorbeeld van deze beslis-
sing. De uitdagende confrontatie die zal 
plaatsvinden tussen onze kunstenaars sti-
muleert zowel de creativiteit als de dialoog 
tussen beide landen […] en zal onze krach-
ten versterken in een Europese en internati-
onale context.’ De Biënnale van Venetië 
werd gezien als een belangrijk platform om 
deze ruimere samenwerking, die geïnspi-
reerd lijkt door de Grootnederlandse 
gedachte, publiek te maken. Op de cover 
van de catalogus is er sprake van het 
Padiglione di Fiandra e Olanda. Een interes-
sant detail, aangezien het Belgisch paviljoen 
sinds 1972 beurtelings aan een van de twee 
gemeenschappen wordt toegewezen. In de 
algemene catalogus van de Biënnale is van 
deze samenwerking trouwens niets te mer-
ken. Belgio en Olanda staan er zoals gewoon-
lijk in alfabetische volgorde tussen de ande-
re landen.
 Jan Debbaut zelf  werd gezien als een beli-
chaming van de uitwisseling tussen 
Vlaanderen en Nederland. De ministers 
hoopten dat er in de toekomst voor beide 
paviljoenen een Vlaams-Nederlandse beurt-
rol zou komen. Maar in 1995 werd het 
Belgische paviljoen met Didier Vermeiren 
toegewezen aan de Franstalige gemeen-
schap. Het Nederlandse paviljoen, dat vanaf  
dan door de Mondriaan Stichting beheerd 
wordt, koos voor de Belgische curator Chris 
Dercon, toenmalig directeur van Witte de 
With.
 Achille Bonito Oliva, voormalig verdedi-
ger van de Italiaanse Transavanguardia, 
had de artistieke leiding over de 45ste 
Biënnale van Venetië. Onder het motto 
‘internationalisme’ schoof  hij thema’s als 
‘cultureel nomadisme’ en ‘co-existentie’ 
naar voor. In de Giardini waren er krachtige 
politieke statements te zien van onder ande-
ren Hans Haacke, Richard Hamilton en Ilya 
Kabakov. Voor de Aperto vroeg Oliva aan een 
team van 13 curatoren om onder de titel 
Emergency/Emergenza een tentoonstelling 
samen te stellen die vertrok van vijf  ‘nood-
toestanden’: the entropy of  art, nature and the 
body; survival; violence; marginalization; diffe-
rence. Met kunstenaars als Peter Fend, 
Renée Green, Gabriel Orozco, Eran Schaerf, 
Nedko Solakov, Rirkrit Tiravanija, Patrick 
Van Caeckenbergh en Niek Van De Steeg, 
kreeg deze editie een uitgesproken sociaal 
profiel. In de catalogus heeft Nicolas 
Bourriaud het over het produceren van 
relaties tot de wereld en vraagt Jeffrey 
Deitch zich af  of  kunst de wereld kan veran-
deren. Op hetzelfde moment vroeg men zich 
in de Europese Culturele Hoofdstad 
Antwerpen af  of  kunst de wereld kan red-
den. Van dit alles was er in het ‘Vlaamse’ en 
Nederlandse paviljoen niets te merken. Jan 
Debbaut koos voor twee kunstenaars waar 
hij al jaren mee samenwerkte en die zijn 
opvattingen over kunst vertegenwoordig-
den, geworteld in de conceptuele kunst van 
de jaren 60 en 70.

Een belangrijke deel van de carrière van 
Niek Kemps (Nijmegen, 1952) speelde zich 
af  op Belgisch grondgebied. Een van de eer-
ste groepstentoonstellingen waar hij aan 
deelnam was Diagonale in Montevideo te 
Antwerpen (1983), en zijn eerste buiten-
landse solotentoonstelling vond plaats in 
het Gentse Museum van Hedendaagse 
Kunst (1984). Alhoewel iets jonger, liep zijn 
loopbaan parallel met die van Jan 
Vercruysse (Oostende, 1948). In 1986 stel-
den ze allebei tentoon op Sonsbeek 86 
(Arnhem), Chambres d’amis (Gent), Aperto 
(Venetië) en In de Maalstroom, de afscheids-
tentoonstelling van Karel Geirlandt in het 
Paleis voor Schone Kunsten te Brussel. 
Hetzelfde jaar stelde Kemps samen met 
Bazilbustamente en Jan Vercruysse tentoon 
in het Centre d’art contemporain in Genève. 
In 1987 nam hij evenals Jan Vercruysse 
deel aan de 8ste documenta van Manfred 
Schneckenburger, die door zijn eclectisch 
karakter en de interactie tussen beeldende 
kunst, architectuur en design, van een dui-
delijk ‘postmoderne’ inspiratie was. Eind 
jaren 80 stelde hij tentoon in Galerie Joost 
Declercq te Gent. Deze galerie was het com-
merciële vervolg van de vzw Gewad, die 
Declercq samen met Anton Herbert en Jan 
Debbaut had opgericht, en die einde 1980 
opende met solotentoonstellingen van 
Giuseppe Penone en Jan Vercruysse. Pas in 
1991 was werk van Niek Kemps te zien in 
het Van Abbemuseum, waar Jan Debbaut 
ondertussen directeur geworden was. Na 
Vercruysse in 1990, kreeg Kemps er in 
1992 een solotentoonstelling. Gelijktijdig 
met de Biënnale tekenden beide kunste-
naars tot slot in Antwerpen present voor 
Het sublieme gemis, een tentoonstelling van 
Bart Cassiman, die in 1988 samen met Jan 
Debbaut de solotentoonstelling van Jan 
Vercruysse in het Paleis voor Schone 
Kunsten had gemaakt.
 In de catalogus schrijft Jan Debbaut dat 
zijn keuze ‘in nauw verband staat met de 
preoccupaties die ook aan de basis liggen 
van een aantal omvangrijke solotentoon-
stellingen die ik recentelijk in het Van 
Abbemuseum organiseerde’. Beide kunste-
naars staan voor een kunst ‘die reflecteert 
op zijn eigen hedendaagse mogelijkheden 
om te functioneren volgens zijn eigen condi-
ties. Kunst die onze hedendaagse manier 
van denken en onze actuele interactie met 
kunst ondervraagt, evenals onze manier 
van waarnemen en interpreteren in een 
oververhitte visuele cultuur. Kunst die filo-

sofisch gezien haar eigen ‘plaats’ moet 
bepalen in een snel veranderende wereld.’
 Maar laat 1993 nu net het jaar zijn van de 
‘contextkunst’, die niet alleen in de Aperto, 
maar vooral in Sonsbeek 93 met kunstenaars 
als Mark Dion, Eran Schaerf  en Christian 
Philipp Müller ruim vertegenwoordigd was. 
Geen ‘nomadische kunst’ op zoek naar een 
plek, maar een kunst die vertrekt vanuit de 
plaats die het werk betekenis zal geven; een 
kunst die niet meer ontstaat vanuit de kunst, 
maar vanuit de realiteit. De relatie van het 
kunstwerk met een bepaalde plaats wordt 
niet meer gedacht in termen van fysieke 
aanwezigheid of  van institutionele condi-
ties, maar als een specifieke context die 
mogelijkheden biedt voor een nieuwe inter-
actie en het voeren van een cultureel debat.
 In de Nederlandstalige kunstpers werd 
over Sonsbeek 93 uitvoerig bericht, terwijl 
de berichtgeving over Venetië eerder 
bescheiden bleef. In De Witte Raaf werd in de 
bespreking van de Biënnale door K.B. over 
Vercruysse en Kemps met geen woord 
gerept. Van Mark Kremer kregen Cristina 
Iglesias, die in het Spaanse paviljoen ten-
toonstelde, Jan Vercruysse en Niek Kemps 
in Kunst & Museumjournaal ‘een eervolle 
vermelding vanwege hun verzorgde presen-
tatie, de stille kracht van hun werk en hun 
noeste arbeid in dienst van de schoonheid’. 
In Aperto zag Kremer ‘een reactie op de 
autonomie-gedachte van de kunst, een 
kunst die slachtoffer is van de opvatting dat 
kunst alleen bestaansrecht heeft in functie 
van iets’. Volgens Paul Depondt in Ons 
Erfdeel deed Debbaut op de Biënnale ‘wat hij 
al in het Van Abbe deed: conceptueel en 
minimal’. Wat in deze bijdragen minder aan 
bod komt, zijn de verschillen tussen beide 
kunstenaars. Zo flirt Kemps met het opper-
vlakkige van de schone schijn, terwijl 
Vercruysse de nadruk legt op de autonomie 
van het kunstwerk en de soevereiniteit van 
de kunstenaar. Gemakshalve wordt 
Vercruysse gerangschikt onder de ‘nieuwe 
beeldhouwkunst’, maar zijn werk zou men 
ook postconceptueel of  neoconceptueel 
kunnen noemen, ware het niet dat de term 
al gebruikt wordt voor Amerikaanse post-
moderne kunstenaars als Jeff  Koons, 
Richard Prince en Cindy Sherman.
 Los van de vraag of  Jan Vercruysse als een 
postmoderne kunstenaar beschouwd moet 
worden, kunnen we vaststellen dat in de 
jaren 80 in Vlaanderen, in tegenstelling tot 
Nederland, nooit een artistieke context 
gecreëerd werd of  tentoonstellingen 

gemaakt werden waarin de postmoderne 
conditie een item was – met als enige uit-
zondering misschien Het postmoderne aan 
kinderen verklaard (Bonnefantenmuseum, 
Maastricht & MuHKA, Antwerpen, 1989). 
Ook in het standaardwerk Kunst in België na 
1975 (2001) is er weinig of  niets over terug 
te vinden. Het discours over de Belgische 
kunst draaide in de jaren 80 haast volledig 
rond de zogenaamde ‘belgitude’. In de mate 
dat men al over ‘postmoderne’ thema’s 
geïnformeerd was, werd er smalend over 
gedaan of  ontwijkend op gereageerd.
 Voor In de Maalstroom (1986) werden vol-
gens Chris Dercon ‘jonge kunstenaars uit-
genodigd omdat ze nieuwe ideeën en beel-
den introduceren. Andere, meer bekende 
kunstenaars omdat de inhoud en vorm van 
hun werk een houvast bieden voor de toe-
komst. Voor allen geldt dat zij de valstrik 
vermijden van een al te polemische tegen-
stelling tussen modernisme en postmoder-
nisme’. In de inleiding van Het sublieme 
gemis (1993), een tentoonstelling die ‘ver-
trekt van het bestaan van een artistiek 
bewustzijn dat beelden creëert die, hoe 
impliciet ook, in het heden dwingend zijn, 
maar evenzeer wijzen op een verankering in 
de geschiedenis’, schrijft Bart Cassiman dat 
‘het niet gaat om expliciete reminiscenties, 
waarbij men eclectisch-postmodern uit de 
ruif  van de geschiedenis eet’. De literaire en 
filosofische teksten, afgedrukt in het prach-
tige boek dat de tentoonstelling begeleidt, 
zijn niet van Baudrillard, Lyotard of  Derrida, 
maar van onder anderen Baudelaire, Rilke, 
Proust en Walter Benjamin.
 Ook Jan Debbaut houdt zich op de vlakte. 
‘Zowel het werk van Kemps en Vercruysse 
bekleden een positie tussen de klassieke vel-
den van de schilder- en de beeldhouwkunst 
[…] op een moment waarbij de grote cultu-
rele mechanismen van ‘moderniteit’ in deze 
eeuw door velen ervaren worden als uitge-
put en daarom niet langer doeltreffend zijn, 
terwijl de postmoderne antwoorden dik-
wijls verworpen worden als te anekdotisch 
en te oppervlakkig.’ In het recente ‘figura-
tieve’ werk van Vercruysse – in Venetië 
toonde hij gipsen piano’s, glazen triangels, 
en ‘figuratieve’ werken in brons en cera-
miek van een schildpad die op een bol lijkt te 
willen kruipen – ziet Debbaut een grote 
bevrijding. Nu Vercruysse zijn artistieke 
identiteit met veel rigueur gedefinieerd 
heeft, is er eindelijk tijd voor het spontane 
plezier van het maken. Het modernisme 
treedt in zijn hellenistische periode.

Jan Vercruysse

zaalzicht Belgisch paviljoen, Biënnale van Venetië, 1993

Hellenistisch modernisme
Een terugblik op de gezamenlijke inzending van Nederland en België op de Biënnale van Venetië in 1993
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STEVEN TEN THIJE

‘I do not believe there is any such thing as 
Modern Art.’1 De zin komt uit het ope-
ningsessay van Rudi Fuchs voor de catalogus 
van een tentoonstelling over Nederlandse en 
Vlaamse (Belgische) kunst, die hij in 1997 
in het Palazzo Grassi maakte in samenwer-
king met Hoet, in de marge van de Biënnale 
van Venetië. Hoewel Fuchs in deze tekst 
geregeld de wij-vorm gebruikt, alsof  hij ook 
namens Hoet spreekt, schakelt hij op bete-
kenisvolle momenten op de ik-vorm over. 
Het doet vermoeden dat deze tentoonstel-
ling niet op een homogeen programma is 
gebaseerd, maar resulteerde uit het samen-
leggen van twee verschillende en deels over-
lappende agenda’s. In dit artikel wil ik mij 
richten op de positie van Fuchs in de ten-
toonstelling en een poging doen om zijn 
betrekkelijk complexe relatie tot de ‘moder-
ne kunst’ te reconstrueren.
 Het essay van Fuchs heeft de Italiaanse 
titel L’antica storia dell’arte moderna. Die taal-
keuze is niet neutraal en hangt samen met 
de inhoud van zijn betoog, dat helemaal 
draait om ‘de oude geschiedenis van de 
moderne kunst’ (p. 20). Vooraleer de 20ste 
eeuw te behandelen, schetst Fuchs de 
kunstwereld van het 15de- en 16de-eeuwse 
Europa. Daarbij plaatst hij de Zuid-
Nederlandse en de Noord-Nederlandse 
schilderkunst – twee posities die in de ten-
toonstelling emblematisch vertegenwoor-
digd waren door een jongensportret van Jan 
van Scorel en een landschap van Joachim 
Patinir – in een driehoek met de Italiaanse 
kunst uit die tijd. Waar de Italiaanse kunst 
uitblonk in ‘overtuigende, levendige compo-
sities voor een complexe actie’, lag de kwali-
teit van het noordelijke werk (zowel 
Nederlands als Vlaams) in de ‘intense obser-
vaties’ en het gevoel voor detail (p. 17). 
Zowel Van Scorel als Patinir hanteert een 
schilderstijl met een uitgesproken oog voor 
detail. Tegelijk stelt Fuchs vast dat er ook 
toen al verschillen waren tussen de noorde-
lijke, Nederlandse schilders en de zuidelijke, 
Vlaamse schilders: zo is van Patinirs ‘beze-
tenheid’ door ‘duistere visioenen’ niets te 
bespeuren bij Van Scorel (p. 17).
 Vervolgens wijdt Fuchs uit over de alge-
meen erkende superioriteit in de 16de-eeuw 
van de Italiaanse school, die de mecenassen 
uit het noorden ertoe bracht om hun schil-
ders naar Italië te sturen, waar ze van de 
Italiaanse meesters het gevoel voor levendi-
ge compositie konden leren. Deze studierei-
zen hadden een onverwacht effect. Ze maak-
ten van de noordelijke schilders geen 
volgelingen van de Italiaanse schilders, 
maar sterkten juist hun zelfbewustzijn zodat 
ze zich vol overgave op hun eigen ‘stijl’ gin-
gen richten. ‘De grote schilders van de 17de 
eeuw (Vermeer, Rembrandt, Ruysdael, Hals, 
Saendredam)’, zo concludeert Fuchs, ‘wezen 
Italië af.’ (p. 18)
 Van zijn acht pagina’s tellende essay 
besteedt Fuchs twee pagina’s aan een 
Europese minikunstgeschiedenis van de 15de 
tot en met de 17de eeuw. Dat is nodig, zo legt 
hij uit, om te laten zien hoe het proces van 
beïnvloeding werkt (p. 18). Beïnvloeding is 
geen kwestie van het assimileren van één 
model, maar ontstaat vanuit een gemeen-
schappelijk beginpunt. In Rome troffen kun-
stenaars van buiten Italië niet alleen 
Italiaanse collega’s, maar ook elkaar. Duitsers, 
Italianen, Spanjaarden, Nederlanders en 
Vlamingen kruisten elkaar voortdurend en 
het was juist die veelstemmigheid die de kun-
stenaars na hun terugkeer blijvend zou 
inspireren (p. 19). Voor Fuchs vormt dit het 
bewijs dat een kunstenaar niet anders kan 
dan trouw te blijven aan zijn eigen, lokale 
‘idioom’. Welk talent hij ook heeft, het is 
onlosmakelijk verbonden met de plek waar 
hij vandaan komt. De kunstenaar kan niet 
ontkomen aan zijn afkomst. Maar dat bete-
kent niet dat er geen beïnvloeding plaats-
vindt. Wat de 16de eeuw zo interessant 
maakt is precies dat ze het ontstaan kent van 
een ‘internationale’ (ook bij Fuchs tussen 
aanhalingstekens) notie van kunst (p. 19).
 Het is duidelijk waarom Fuchs zo’n lange 
introductie nodig heeft: hij wil aantonen 

dat de 16de-eeuwse kunstwereld qua struc-
tuur niet verschilt van het netwerk van uit-
wisseling en beïnvloeding dat kenmerkend 
is voor de 20ste eeuw en de moderne kunst. 
De ‘geschiedenis van de moderne kunst’ is 
‘oud’ omdat zij door dezelfde wisselwerking 
tussen (regionale) identiteit en (internatio-
nale) mobiliteit wordt bepaald. Zijn uit-
spraak dat de moderne kunst niet bestaat, 
moet in dezelfde termen worden begrepen. 
Na zijn historische ouverture behandelt 
Fuchs de geschiedenis van de moderne 
kunst dan ook op precies dezelfde manier 
als de kunst van de 16de eeuw. Eerst geeft 
hij een kort overzicht van de internationale 
aantrekkingskracht van nieuwe artistieke 
vormen zoals de ‘abstracte kunst’, waarbij 
hij opmerkt dat de modernistische beschrij-
ving van deze kunst als een universele 
beweging overtrokken is (p. 21). Vervolgens 
presenteert hij een alternatieve lezing van 
de 20ste-eeuwse kunst, die helemaal draait 
om de manier waarop kunstenaars als Van 
Gogh, Ensor en Mondriaan internationale 
tendensen terugvertalen in hun eigen ‘idi-
oom’. Alle kunstenaars zijn gevoelig voor 
‘moderne’ ontdekkingen als het impressio-
nisme, kubisme en surrealisme, maar de 
kracht van hun werk ligt niet in de mate 
waarin ze die tendensen weten te assimile-
ren. De tentoonstelling wilde juist laten zien 
‘dat elke regio zijn eigen versie van moderne 
kunst heeft voortgebracht’. (p. 22)
 In de tekst van Fuchs ontwikkelt zich in 
een lastig steekspel tussen het lokale en 
internationale. In eerste instantie lijkt 
Fuchs een haast reactionaire herwaarde-
ring van de lokale Nederlandse en Vlaamse 
kunstenaars te bepleiten, door ze tot naza-
ten te bestempelen van hun eigen traditie. 
Elke kunstenaar wordt uiteindelijk geredu-
ceerd tot een product van zijn (thuis)omge-
ving. Het lokale dialect wordt als een onont-
koombare behuizing voor elke kunst naar 
voor geschoven. Alsof  hij de geschiedenis 
achterstevoren doorloopt, leidt Fuchs zijn 
lezer weg uit de dynamische, internationa-
le, moderne wereld, terug naar de door nati-
onale scholen beheerste wereld van de 19de 
eeuw en de ontluikende natiestaat. Het is 
begrijpelijk dat deze positie, zeker als ze 
gebruikt wordt om kunstenaars als Baselitz 
of  Kiefer te verdedigen (wat Fuchs niet hier, 
maar wel elders heeft gedaan), op weer-
stand stuitte in het naoorlogse Europa en 
Amerika, waarin elk identiteitsdenken 
gezien werd als besmet door een diep, duis-
ter nationalisme.2

 Door te wijzen op de lokale verschillen in 
de kunstproductie levert Fuchs een kritiek 
op de ‘universalistische’ pretenties van het 
modernisme. Tegelijk lijkt hij het lokale op 
te laden met hetzelfde soort essentialisme 
dat ook ten grondslag ligt aan het universa-

listische streven van de ‘pure’ moderne 
kunst. Het ene, modernistische essentialis-
me wordt voor een ander ingeruild: dat van 
de lokale identiteit. Fuchs’ afwijzing van 
een grensoverstijgende internationale stijl 
steunt dus op een van de meest verdachte 
begrippen van de 20ste eeuw. Hoe is deze 
opmerkelijke redeneertrant te verklaren? 
Welk inzicht verleidde Fuchs om een positie 
in te nemen die noch als modernistisch, 
noch als postmodernistisch te begrijpen is?
 Een antwoord op deze vraag is te vinden 
in de wijze waarop Fuchs tentoonstellingen 
maakte. Daarbij stelde hij het primaat van 
het zichtbare centraal. Verklarende wand-
teksten liet hij achterwege en een uitgebrei-
de theoretische onderbouwing was niet aan 
hem besteed: het ‘verhaal’ van de tentoon-
stelling moest zich in het beeld voltrekken. 
Op het vlak van de presentatie werkte hij 
met behulp van overeenkomsten en ver-
schillen. Door werken naast elkaar te plaats-
ten die sterk van elkaar verschilden, maar 
op onverwachte punten toch een verwant-
schap hadden, werd het kunstwerk losge-
maakt uit het overkoepelende verhaal van 
de kunst, en kreeg het de kans om zichzelf  
‘uit te spreken’. Ook in de catalogus van de 
tentoonstelling in Palazzo Grassi is deze 
werkwijze toegepast. Het meest overtuigend 
gebeurt dit wellicht in een spread waarbij 
een stilleven van de 17de-eeuwse schilder 
Pieter Claesz tegenover een reliëf  van de 
Nederlandse ‘Nul’-kunstenaar Jan 
Schoonhoven wordt geplaatst (pp. 262-
263). Qua vorm en techniek vertonen beide 
werken nauwelijks enige overeenkomst. Het 
scherpe stilleven van Claesz staat in alles op 
eeuwen afstand van het serene kwadraten-
reliëf  van Schoonhoven. Toch keren de wer-
ken zich niet zomaar van elkaar af. De rust 
die ze beide uitstralen, nodigt alsnog uit om 
naar overeenkomsten te zoeken. En dan 
blijkt dat het lijnenspel van horizontalen en 
verticalen in het schilderij van Claesz een-
zelfde rust ademt en zachte deining oproept 
als het werk van Schoonhoven. 
 De kracht, maar ook het problematische 
van dergelijke confrontaties is dat ze niet te 
reduceren zijn tot het zichtbaar maken van 
een overeenkomst of  een verschil. De con-
frontatie brengt beide aan de orde, en zowel 
overeenkomst als verschil hebben een 
waarde binnen de tentoonstelling. Het is 
verleidelijk om Fuchs’ visie te beschrijven 
als een keuze voor een van beide ‘polen’: de 
overeenkomst óf  het verschil; de identiteit 
en de pure schilderkunst, óf  de pluriformi-
teit en de relativiteit. Fuchs’ veelvuldig 
gebruik van identiteitstermen suggereert 
daarbij dat hij voor het ‘verschil’ kiest, maar 
helemaal eenduidig is dat nooit. Al maakt 
hij het overkoepelende referentiepunt van 
de moderne kunst ondergeschikt aan de 

onoverkomelijke lokaliteit van een kunste-
naar, het referentiepunt van het ‘moderne’ 
blijft op de achtergrond aanwezig. Het is uit-
eindelijk de wisselwerking tussen beide 
‘polen’ die de eigenheid van het kunstwerk 
bepaalt. Belangrijk is ook dat de lokaliteit 
van de kunstenaar niet in hiërarchische ter-
men wordt uitgelegd. Door het overkoepe-
lende verhaal van de moderne kunst te 
nuanceren schept Fuchs ruimte voor een 
pluriforme groep kunstenaars die niet 
‘goed’ zijn omdat ze Nederlands, Vlaams of  
Duits zijn, maar omdat ze het internationa-
le en het lokale op een ingenieuze en oor-
spronkelijke wijze met elkaar hebben ver-
bonden. Zo bezien is Fuchs geen ‘modernist’ 
in de lijn van Greenberg, maar ziet hij de 
moderne stijl als een basisvoorwaarde voor 
een internationaal gesprek over kunst. In 
dat gesprek is er geen ‘winnaar’, maar krij-
gen verschillende lokaliteiten een plaats op 
basis van een gedeeld ‘beginpunt’.
 Fuchs geeft de theorie een andere plek in 
de praktijk van het tentoonstellen. In de 
klassieke ‘gecureerde’ tentoonstelling wor-
den kunstwerken niet alleen in de ruimte of  
op de wand geplaatst, maar ook in een con-
ceptueel kader ondergebracht, dat van his-
torische, thematische of  andere aard kan 
zijn. Dat kader maakt de specifieke samen-
stelling van de werken in de tentoonstelling 
begrijpelijk en functioneert (voor de toe-
schouwer) als het impliciete eindpunt van 
de tentoonstelling: het staat voor het ultie-
me moment waarop alle werken tot een 
synthese worden gebracht. De theorie is het 
niveau waarop de werken opgaan in een 
groter geheel, bijvoorbeeld ‘de moderne 
kunst’. Fuchs pareert dit model door de con-
crete materialiteit van het kunstwerk op de 
voorgrond te plaatsen. Voor hem is de theo-
rie niet het ‘eindpunt’, maar het ‘beginpunt’ 
van de beleving. Eenzelfde visie hanteert 
Fuchs met betrekking tot het maken van 
kunst: de technieken en methoden die 
samen een stijl vormen, bijvoorbeeld de 
‘moderne stijl’, hebben geen intrinsieke 
waarde, maar zijn voor de kunstenaar mid-
delen om een werk tot stand te brengen dat 
niet de stijl zelf, maar het specifieke van de 
kunstenaar tot uitdrukking brengt. De the-
orie is bij Fuchs geen betekenislaag ‘boven’ 
of  ‘onder’ de tentoonstelling, van waaruit 
de werken ‘echt’ begrepen kunnen worden, 
maar schept een open ontmoetingsruimte 
voor individuele werken. De werken zijn in 
een tentoonstelling van Fuchs niet bij 
elkaar gebracht om te tonen wat ze delen, 
maar om te tonen ‘wie’ ze zijn – verschillend 
en verwant.

Noten

 1  Rudi Fuchs en Jan Hoet (red.), Flemish and 
Dutch Painting, From Van Gogh, Ensor, Magritte 
and Mondrian to Contemporary Artists (cat.), 
Venetië, Palazzo Grassi, 16 maart – 13 juli 
1997, p. 20. Paginaverwijzingen verderop in 
de tekst.

 2  Zie bijvoorbeeld de haast woedende kritiek van 
Douglas Crimp op de Documenta van Rudi 
Fuchs: Douglas Crimp, The Art of  Exhibition,  
in October, vol. 30, 1984, pp. 49-81.

Uit ‘Flemish and Dutch Painting. From Van Gogh, Ensor, Magritte, Mondriaan to Contemporary Artists’  
(red. Rudi Fuchs & Jan Hoet), catalogus bij de tentoonstelling in Palazzo Grassi, Venetië, 16 maart – 13 juni 1997, 

pp. 262-263. Links: Pieter Claesz, stilleven, z.d. / rechts: Jan Schoonhoven, R 71-10, 1971

‘I do not believe there is any such thing as Modern Art.’ 
Rudi Fuchs en de theorie als beginpunt
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HANS M. DE WOLF

De Franse dichter Paul Valéry merkte ooit 
op dat het nadeel van een interpretatie erin 
bestaat een interpretatie te zijn. Ik zou dit 
stuk over Jan Hoet en het postmodernisme 
willen aanvangen met de bemerking dat het 
nadeel van een theoretisch model er vaak in 
bestaat een theoretisch model te zijn. In 
mijn ogen is het postmodernisme bijna een 
schoolvoorbeeld van een dergelijke vorm 
van zwakte. Theoretische modellen worden 
in de regel ontworpen vanuit de onthutsen-
de vaststelling dat de wereld niet meer is wat 
zij was. De geijkte recepten om onze omge-
ving te begrijpen, lijken plots achterhaald 
en er moeten nieuwe instrumenten worden 
uitgedacht om de realiteit, die zich als nieuw 
aandient, te doorgronden en te begrijpen. 
Het verlangen om de eerste te zijn die een 
dergelijk nieuw model lanceert, is vanzelf-
sprekend groot. Immers, als het model aan-
slaat en volgelingen vindt die het op hun 
beurt verdiepen en verbreden, liggen alle 
troeven voor een geslaagde internationale 
academische carrière binnen handbereik. 
Dit is zo ongeveer wat Jean-François Lyotard 
overkwam toen hij in 1979 met de publica-
tie van La condition postmoderne een interes-
sante poging ondernam om in het reine te 
komen met een zeker ongemak ten opzichte 
van het officiële modernistische discours. 
Het boek is een pleidooi om definitief  af  te 
stappen van de grote verhalen van ‘de 
geschiedenis’, en het lot van de mens te 
beschouwen als een aaneenschakeling van 
(vanuit modernistisch perspectief) onbedui-
dende factoren, intuïties en fait divers. Het 
was het begin van een van de meest verwar-
rende, misleidende en onproductieve debat-
ten in de ‘humanities’ van de voorbije 
decennia, een debat dat naar mijn inschat-
ting diezelfde ‘humanities’ veel schade heeft 
toegebracht. Er is nochtans geen reden om 
te twijfelen aan de intellectuele integriteit 
van Lyotard. Ook hebben we, denk ik, niet 
het recht de reactie in vraag te stellen van 
vele individuele lezers die een licht zagen 
branden toen ze met Lyotards model kennis-
maakten. Meestal duurt het echter niet 
lang voor er, tijdens en na de ontwikkeling 
van een dergelijk nieuwe paradigma, een 
shift optreedt. Daarbij wordt de werkelijk-
heid getransformeerd naar het beeld van 
het model, met de bedoeling om het te legiti-
meren. Niets is dus zo comfortabel en tege-
lijk zo destructief  als het geloof  in de alles-
omvattende waarheid van één enkel 
theoretisch model.

Dat brengt ons bij de tentoonstelling die Jan 
Hoet in 1997 maakte in samenwerking met 
Rudi Fuchs (die het Nederlandse luik ver-
zorgde) in het Palazzo Grassi, ter gelegen-
heid van de Biënnale van Venetië, en die een 
nieuw licht wilde werpen op de Vlaamse en 
Nederlandse schilderkunst van de 20ste 
eeuw. Na het doornemen van de catalogus 
komen we tot een eerste voorzichtige hypo-
these. De buikmens Jan Hoet lijkt instinctief  
te hebben aangevoeld dat een relativisme à 
la Lyotard – de postmoderne aanval op de 
notie van beschaving, het ondermijnen van 
elk geloof  in een utopie, het oeverloze cynis-
me dat ervoor in de plaats dreigt te komen… 
– geen opties zijn, omdat ze de kern aantas-
ten van een kunstbegrip waaraan hij te 
allen prijze wil vasthouden, precies omdat 
het een stam heeft, een traditie vervolgt, 
verbindingen in leven houdt met wat hij als 
zijn roots herkent (van het genie van Van 
Eyck tot de aarde van Permeke) en vanuit 
die roots een uitstraling teweegbrengt die 
wel degelijk universeel is. Het komt er voor 
Hoet dus niet op aan of  een verhaal kan 
geboekstaafd worden als groot of  klein. In 
zijn persoonlijke project, dat hij met een 
enorme energie lanceert, is het in de eerste 
plaats van belang dat de verteller uitstekend 
is, dat het verhaal aanslaat en de toeschou-
wer in beroering wordt gebracht. De post-
moderne theoretische voorzet kan voor 
hem dan ook alleen maar landen door in 
stukken uit elkaar te vallen. Want de princi-
piële en starre houding van Hoet kaatst 
altijd weer de vraag terug hoe dat grote 

modernistische probleem er dan wel uitziet, 
dat aan de oorsprong ligt van het verlos-
sende postmoderne antwoord. Hebben we 
het over de geest van les temps modernes en 
het eraan verbonden globale project voor de 
toekomst van de mensheid? Of  zullen we het 
begrip ‘modernisme’ eerder begrijpen als 
een wat beangstigende technologische ont-
wikkeling in de zin van Siegfried Giedions 
Mechanization Takes Command? Voorts is er 
Clement Greenberg, die de term gebruikte 
om er de apotheose van de Amerikaanse 
abstracte kunst onder te vangen (het is goed 
om weten dat Greenberg nota bene Marcel 
Duchamp als postmodern labelde). Ook de 
manier waarop Charles Baudelaire de term 
in Le Peintre de la vie moderne gebruikte, blijft 
tot de verbeelding spreken… en ga zo maar 
door. Bij zoveel begripsverwarring zijn we 
allang vergeten dat de term voor het eerst 
opdook in de context van de theologie.
 Hoe groot de verwarring echter ook is, 
vanuit Hoets perspectief  worden deze invul-
lingen van het begrip ‘modernisme’ intiem 
met elkaar verbonden doordat ze allemaal 
uitgaan van van een compromisloos geloof  
in de intrinsieke waardigheid van het begrip 
mens. Zonder dat begrip kunnen we Hoets 
positie niet begrijpen. Dit basisgegeven 
‘mens’ moet zin en richting krijgen door 
middel van een groots project – en waarom 
zouden we ons daarbij niet laten leiden door 
excellente voorbeelden uit het verre verle-
den, wanneer die ons nog steeds kunnen 
inspireren? Ziehier de algemene filosofie die 
aan de basis ligt van de selectie die Hoet 
maakte voor de tentoonstelling in Venetië.
 In wezen is Jan Hoet als museummens en 
curator nooit ver afgeweken van de geloofs-
belijdenissen van zijn grote voorbeeld, 
Joseph Beuys. Hevig aangegrepen door een 
foto van een sculptuur van Wilhelm 
Lehmbruck, kwam Beuys nog tijdens de 
Tweede Wereldoorlog tot het inzicht dat de 
sculptuur het potentieel bezit om als meta-
foor voor alle fundamentele problemen van 
de mens te worden ingezet. Zijn theorie van 
de ‘Soziale Plastik’ werd de centrale richtlijn 
van zijn gehele project en zou uitmonden in 
zijn ‘Erweiterter Kunstbegriff ’. Ook bij Beuys 

ligt een onwrikbaar geloof  in het potentieel 
van de mens aan de basis van een allesom-
vattende toekomstvisie. Er is haast geen 
model denkbaar dat zo haaks op het postmo-
derne paradigma staat, wat ons eraan her-
innert dat theoretische modellen zelden of  
nooit gehele tijdsegmenten kunnen domine-
ren. In wezen hoort Hoet thuis in een paral-
lel circuit dat de voorbije decennia evengoed 
legitimiteit heeft opgebouwd. Laat ons nu 
nog even stilstaan bij enkele componenten 
van deze visie, die elk op zich kunnen 
beschouwd worden als bouwstenen van een 
traditioneel modernistisch wereldbeeld.
 Het wekt geen verwondering dat Hoet in 
zijn catalogustekst (getiteld A Yardstick or a 
Step) in de eerste plaats insisteert op de 
noodzaak van het museum. Dit museum 
kan echter niet begrepen worden als een 
steriele opslagplaats van het verleden. Het 
museum van Hoet is in de eerste plaats een 
plek die zich leent voor onderzoek en reflec-
tie over de kunst van het heden, en de ver-
borgen verbanden die ze niet zelden onder-
houdt met de kunst van het verleden. ‘This 
museum’, schrijft hij in de catalogustekst 
over het nog niet officieel geopende 
S.M.A.K., ‘must continue to grow along 
with the times and with people, with art 
and with artists. Only in this way can it 
escape the all too well-known white chill 
and the enforced serenity of  the museum 
shrine. The art of  our times does not tolera-
te mummification, no strategies of  measu-
red virginal certitude. The museum should 
be a laboratory where ideas can be a trial 
run and date to clash, surprise, annoy, and 
give hope – where ideas are not allowed to 
rust.’ Het is een dynamische plek waar de 
vinger aan de pols wordt gehouden, en een 
plaats waar – geheel in de geest van Marcel 
Broodthaers, het andere leidende voorbeeld 
van Hoet – specifieke vormen van kennis 
kunnen worden bewaard voor de toekomst 
en waar een emanciperende werking van 
kan uitgaan.
 Het museum van hedendaagse kunst 
biedt dus ook de kans om een sterke verbon-
denheid met het verleden te ontwikkelen, 
een band die niet mag worden begrepen als 

een vorm van nostalgie. Wat ons interes-
seert in de kunst van het verleden, heeft 
Karl Kraus ooit opgemerkt, is datgene wat 
er nieuw aan was op het ogenblik dat ze 
voor eerst verscheen. In beginsel kan elke 
vorm van kunst via een mentale operatie tot 
haar hedendaagse factor worden terugge-
voerd. Dit staat uiteraard haaks op het over-
vloedige citeren van zuiver vormelijke stijl-
elementen uit het verleden, waaraan de 
zogenaamde postmoderne architectuur uit 
de jaren 80 zich zo graag bezondigde.
 Ten slotte breekt Hoet ook een lans voor 
de intuïtie en het instinct, voor smaakoor-
delen die niet aangetast worden door de 
genadeloze logica van onze rationele geest. 
De verzamelende moederfiguur lijkt hier het 
leidende voorbeeld te zijn geweest. De moe-
der staat voor een combinatie van durf  en 
instinct: ‘She only bought what she felt as 
being a decisive step following the previous 
one, as a step that had to come. And she too 
probably often doubted in the same way as I 
shall always doubt.’
 Het is duidelijk dat Hoet nood heeft aan 
een irrationele band met de aarde. Tot zijn 
oude modernistische mensbeeld behoort 
ook de behoefte ergens toe te behoren, een 
identiteit te bezitten die registreerbaar en 
ten minste voor een deel herkenbaar is, voor 
zichzelf  én voor een willekeurige ander. 
Slechts wie weet uit welke grond hij is 
gemaakt, kan een volwaardige plaats inne-
men in het grote universele verhaal van de 
kunst. Het is dit bijna ouderwetse zelfbeeld 
dat Jan Hoet met zich meedraagt op het 
ogenblik dat hij samen met Rudi Fuchs de 
indrukwekkende ruimtes van het Palazzo 
Grassi vult met Vlaamse meesterwerken. 
Een dergelijke magistrale ruimte oefent 
druk op je uit, en confronteert je tegelijker-
tijd met de vraag wie je bent en van waar je 
komt. Het is zonder twijfel een van Hoets 
karaktertrekken om zich op een dergelijk 
moment niet te laten intimideren. ‘Terwijl 
een Italiaan een meetstok nodig heeft om 
zijn veld op te meten’, besluit hij zijn catalo-
gustekst, ‘stapt de Vlaamse boer wijdbeens 
over zijn land en telt de stappen’: Not a yard-
stick but a step.

Vic Gentils

Hommage à Permeke, 1964. Illustratie uit ‘Flemish and Dutch Painting. From Van Gogh, Ensor, Magritte, Mondriaan to Contemporary Artists’ (red. Rudi Fuchs & Jan Hoet), 
catalogus bij de tentoonstelling in Palazzo Grassi, Venetië, 16 maart – 13 juni 1997, p. 227

Lied von der Erde
Over het moderne zelfvertrouwen van Jan Hoet
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Jan van Adrichem – Riekje Swart (1923-2008): from 
pre-postmodern art to postmodern art

This essay describes the shift made by the Amsterdam Gallery Galerie 
Swart (1964-2000) from the second half  of  the 1970s from present-
ing and defending constructivist art to showing ‘postmodernist’ art – 
art described under the label of  postmodernism. The first symptom of  
this shift is a show by Rob van Koningsbruggen. The author discusses 
the introduction into the gallery program of  a group of  painters work-
ing in Rome (Domenico Bianchi, Bruno Ceccobelli, Gianni Dessí en 
Giuseppe Gallo), the group Totem Design (Lyon), the ‘Pattern & 
Decoration’ art defended by Holy Solomon, the Mülheimer Freiheit 
painters Walter Dahn and Jiri Georg Dokoupil, and the painter Milan 
Kunc. 

Art Galleries – Galerie Swart – Riekje Swart (1923-2008) – con-
structivism – postmodern art

Dirk Pültau – Mülheimer Freiheit and Dokoupil in 
Belgium and the Netherlands

This short article describes the introduction and reception of  the 
Cologne painters ‘Mülheimer Freiheit’, paying special attention to one 
of  its members, Jiri Georg Dokoupil. It stresses the sharp contrast 
between Dokoupil’s ‘non reception’ in Belgium and the extensive way 
he was discussed and appreciated in the Netherlands.

Jiri Georg Dokoupil – Mülheimer Freiheit – 121 Art Gallery – 
Reception history

Koen Brams & Dirk Pültau – Het Onding Kunst. 
Conversation with Marc Schepers

This is an extensive in-depth interview with artist Marc Schepers, the 
leading force behind Ruimte Morguen (together with Leen Derks), an 
alternative art space based in Antwerp founded in 1982. The interview 
discusses the beginning and history of  Ruimte Morguen, but focusses 
on one specific and ambitious project: the exhibition series Het Onding 
Kunst (The Impossible Thing (called) Art) which ran from November 
1985 to June 1987. 

Ruimte Morguen (Antwerp) – alternative art spaces – Marc 
Schepers – postmodernism

Faby Bierhoff  – Het Onding Kunst in Galerie Stalker, 
Breda

This article discusses Het Onding Kunst (The Impossible Thing (called) 
Art), which was held in Galerie Stalker (Breda, the Netherlands) from 
13 March to 1 May 1988. The group show was a sequel of  the exhibi-
tion series under the same name discussed in the preceding interview. 
Bierhoff  considers the conflicts and misunderstandings between the 
Belgian and Dutch artists initiatives and their respective audiences.

Galerie Stalker (Breda) – art of  the eighties – alternative art 
spaces

Caroline Dumalin – Playing with fragments. The 
reception of  postmodernism in the Dutch magazine 
Metropolis M (1979-1989)

Dumalin discusses the use of  the ‘postmodernist’ terminology in one 
particular Dutch magazine, Metropolis M (1979-), from its very begin-
ning until 1989. In that year the magazine published an issue looking 
back on the 1980s. 

Metropolis M – art magazines – postmodernism

Dominic van den Boogerd – Boxes like houses. Looking 
back at the collective contribution of  Belgium and 
the Netherlands to the 1993 Venice Biennial

This contribution also discusses the collective representation of  
Belgium and Holland at the 1993 Venice Biennial, but from a ‘Dutch’ 
perspective. It focusses on the discursive embedding of  Niek Kemps, 
whose work was presented in the Dutch Pavillon.

Venice Bienniale (1993) – Niek Kemps – Jan Debbaut

Lieven Van Den Abeele. Hellenistic modernism. 
Looking back at the collective contribution of  Belgium 
and the Netherlands to the 1993 Venice Biennial

This contribution discusses the collective representation of  Belgium 
and Holland (curator: Jan Debbaut) at the 1993 Venice Biennial from a 
‘Flemish’ perspective. It focusses on the discursive embedding of  the 
work of  Jan Vercruysse, which was presented in the Belgian Pavillon.

Venice Bienniale (1993) – Jan Vercruysse – Jan Debbaut

Steven ten Thije – ‘I do not believe there is any 
such thing as Modern Art.’ Rudi Fuchs, Theory as a 
Starting Point

This contribution also discusses Flemish and Dutch Painting, curated 
by Fuchs and Hoet. It focusses on Rudi Fuchs’s contribution to the 
show. 

Rudi Fuchs – modernism – postmodernism

Hans M. De Wolf  – Lied von der Erde. On Jan Hoet’s 
modern self-confidence

This contribution discusses the exhibition Flemish and Dutch Painting: 
From Van Gogh, Ensor, Magritte and Mondrian to Contemporary 
Artists, curated by Rudi Fuchs and Jan Hoet in the Palazzo Grassi on 
the occasion of  the Venice Biennial of  1997. It focusses, in particular, 
on Jan Hoet’s contribution to the show. 

Jan Hoet – modernism – postmodernism

Short author biographies may be found in ‘Ondertussen’on p. 23.
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Nieuws
NICC, VOBK en M HKA bepleiten betere subsidiëring 
individuele kunstenaar. In januari richtten NICC, VOBK 
en M HKA een brief  aan cultuurminister Joke Schauvliege 
om te bepleiten dat de projectmiddelen ook werkelijk naar 
de individuele kunstenaar gaan. In het huidige beleid komt 
slechts een erg beperkt deel van de subsidies voor beeldende 
kunst rechtstreeks bij de kunstenaars terecht. Om de uit-
voering van het Kunstendecreet op dit vlak te verbeteren 
suggereren de briefschrijvers de oprichting van een apart 
fonds voor beeldend kunstenaars, naar analogie met het 
Vlaams Audiovisueel Fonds en het Vlaams Fonds voor de 
Letteren. De voorstellen voor een verbeterd beleid zijn het 
resultaat van een reflectienamiddag die plaatsvond op 8 
september 2011. De resultaten van deze bijeenkomst kun-
nen worden nagelezen op www.8september.be.

VOBK reageert op preadviezen subsidieronde 2013-
2016. Volgens VOBK (Verenigde Organisaties Beeldkunst) 
dreigen de preadviezen voor de komende subsidieronde 
2013-2016 de beeldendekunstensector in Vlaanderen in 
ademnood te brengen. De preadviezen werden op 22 febru-
ari bekendgemaakt. VOBK signaleert enkele tendensen. Bij 
tal van kleinere organisaties wordt geadviseerd om de 
gevraagde (realistische) som niet toe te kennen. Verder ont-
vingen gevestigde instellingen een advies waarin een signi-
ficante stijging van de middelen ‘te verantwoorden’ 
genoemd werd. Nog volgens VOBK blijkt uit de preadviezen 
dat publicaties beeldende kunst systematisch worden 
getroffen. VOBK stelt vast dat er nogal wat schort aan de 
beoordelingsprocedure. ‘Afspraken worden niet nageleefd, 
voorontwerpen bevatten tegenstrijdige adviezen, organisa-
ties worden met weinig tact behandeld, functies en sprei-
ding in het kunstenlandschap worden genegeerd, middelen 
worden onevenwichtig verdeeld.’ En verder: ‘Het is duidelijk 
dat dit een moeilijke oefening was voor de beoordelings-
commissies en dat de aangereikte hulpmiddelen niet moch-
ten baten bij het hertekenen van een gezond kunstenland-
schap.’ VOBK roept getroffen organisaties op om te reageren. 
(www.vobk.be)

MsM/MzM klaagt eerste verjaardag leegstaand 
Museum Moderne Kunst aan. Op 1 februari was het een 
jaar geleden dat het Museum voor Moderne Kunst in 
Brussel (KMSKB) dichtging voor renovatie. Het collectief  
Musée sans Musée/Museum zonder Museum (Msm/MzM), 
dat ter gelegenheid werd opgericht, heeft deze eerste ver-
jaardag van het leegstaande museum met spandoeken en 
vaandels onder de aandacht gebracht. Een delegatie van 
het collectief  werd ontvangen door minister Paul Magnette, 
onder meer bevoegd voor Wetenschapsbeleid. Op 10 febru-
ari kondigde Magnette vervolgens aan dat er binnen het 
museum zelf  toch ruimte is gevonden om de collectie 20ste- 
en 21ste-eeuwse kunst binnen één tot anderhalf  jaar 
opnieuw voor het publiek toegankelijk te maken. Hij beves-
tigde daarnaast de noodzaak van een nieuw museum voor 
moderne en hedendaagse kunst in Brussel, maar dat kan 
ten vroegste over een termijn van meer dan tien jaar gerea-
liseerd worden. (www.museesansmusee.wordpress.com)

Surrealismetentoonstelling in KMSKB geschrapt. In 
januari raakte bekend dat de tentoonstelling Dalí, Magritte, 
Miró. Het surrealisme in Parijs niet naar het Koninklijk 
Museum voor Schone Kunsten in Brussel (KMSKB) komt. 
De tentoonstelling stond gepland van maart tot juli 2012. 
Volgens het KMSKB besliste een aantal topmusea om 
bepaalde werken niet langer uit te lenen. De tentoonstelling 
liep immers reeds in Basel. Ze kende er een groot succes met 
150.000 bezoekers. De KMSKB plant het project nu voor 
2016. In de plaats loopt momenteel een tentoonstelling 
rond het fotografische werk van de Amerikaanse filmregis-
seur Stanley Kubrick. (www.fine-arts-museum.be)

Musea bundelen krachten voor magazine Museum 
Life. De Koninklijke Musea voor Schone Kunsten van België 
(KMSKB), de Koninklijke Bibliotheek van België, de 
Koninklijke Musea voor Kunst en Geschiedenis, en het 
Rijksarchief  in België bundelen voortaan hun informatie-
verstrekking in het gemeenschappelijke magazine Museum 
Life. Drie keer per jaar zal het publiek kennismaken met de 
activiteiten van deze instellingen. Het blad verschijnt met 
de steun van het Federaal Wetenschapsbeleid. De 215.000 
exemplaren van elke oplage zullen in Brussel en de rest 
België verspreid worden via eigen distributiekanalen en als 
extra bijlage in De Standaard en La Libre Belgique. 

Kunstbeurzen: Art Paris Art Fair. Van 29 maart tot 1 
april loopt in Parijs de herdoopte en geheel hertekende 
kunstbeurs met moderne en hedendaagse kunst. Art Paris 
Art Fair 2012 brengt 120 internationale galeries uit 15 
landen samen. De beurs vindt plaats in het Grand Palais. 
Het programma omvat onder meer een reeks lezingen, een 
sectie omtrent hedendaags design en een apart project voor 
monumentale werken. (www.artparis.fr)

Kunstbeurzen: ART COLOGNE. Van 18 tot 22 april vindt 
ART COLOGNE plaats met ongeveer 200 internationale 
galeries uit 24 landen. De kunstbeurs werkt dit jaar voor 
het eerst samen met New Art Dealers Alliance (NADA), wat 
resulteert in een aparte sectie met 32 innovatieve galeries. 
Bovendien organiseert ART COLOGNE een speciale ten-
toonstelling gewijd aan het werk van de Duitse kunstenaar 
Dieter Roth. Andere tentoonstellingen verbonden aan de 
beurs vinden plaats in musea in het Rijnland, met onder 
meer: Vor dem Gesetz van Kasper König en Cosima von 
Bonin in Museum Ludwig, Keulen; Ménage à trois. Warhol, 
Basquiat, Clemente in de Kunst- und Austellungshalle, Bonn; 
Albert Oehlen en Kris Martin in Kunstmuseum Bonn; 
Roman Ondak in K21 in Düsseldorf; Ai Wei Wei in het DKM 
Museum, Duisburg; Monica Bonvincini in Museum 
Abteiberg, Mönchengladbach. (www.artcologne.com)

Kunstbeurzen: Art Brussels. Van 19 tot 22 april vindt de 
30ste editie van Art Brussels plaats. Voor de beurs werden 
uit 400 aanvragen 182 galeries voor hedendaagse kunst 
geselecteerd met werk van in totaal meer dan 2.000 kun-
stenaars. Het programma omvat een reeks debatten en 
lezingen, de selectie van een kunstwerk voor de stad Brussel, 
een afdeling met videokunst en de uitreiking van de 
Belgacom Art Prize. (www.artbrussels.be)
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A STORY OF PERCEPTION
A SELECTED HISTORY 

OF DOCUMENTA 
FEATURING VIDEOS ABOUT 

DOCUMENTA 4 (1968)
DOCUMENTA 5 (1972) 
DOCUMENTA 6 (1977)

22.04 - 01.07.2012
WED-SUN 11.00-18.00

OPENING 21.04.2012 - 18.00-21.00

witteraaf_maart2012.indd   1 21/02/12   17:58

MSK Gent rouwt om overleden directeur. Op 21 
februari is Robert Hoozee, directeur van het Museum 
voor Schone Kunsten te Gent, op 62-jarige leeftijd na 
een korte ziekte overleden. Hij was sinds 1978 verbon-
den aan het MSK, eerst als assistent, vervolgens als 
directeur ad interim en vanaf  1985 als directeur. In die 
dertig jaar legde hij zich voornamelijk toe op het uitdie-
pen en contextualiseren van de Belgische kunst van de 
19de en vroege 20ste eeuw. Tijdens de eerste jaren rea-
liseerde hij oerdegelijke tentoonstellingen als George 
Minne en de kunst rond 1900 (1982) en Vlaams 
Expressionisme in Europese context 1900-1930 
(1990). Die laatste tentoonstelling was een mijlpaal 
door de manier waarop ze de Vlaamse expressionisten 
van hun ‘inheemse’ imago ontdeed en hun kunst via 
talrijke verrassende confrontaties in een internationale 
context plaatste: Gustave De Smet naast de Fransman 
André Lhote, Permeke tegenover de Italiaan Mario 
Sironi… Hoozee imponeerde ook door het geduld en de 
precisie waarmee hij ondanks de schaarse middelen 
kapitale stukken verwierf  voor de collectie. Met een 
feilloze intuïtie en een immens geduld wist hij ‘het juiste 
stuk’ te bemachtigen: een portret van Oskar Kokoschka 
(1987), een kleine maar ongemeen scherpe Max Ernst 
(1999), het slanke Wierook van Fernand Khnopff  
(2000), de Maria Magdalena van Alfred Stevens (2001) 
– ‘bourgeoisschilderkunst’ die niettemin voorbeeldig 
past bij de fin-de-sièclekunst van de collectie – en uitein-
delijk ook een sculptuur van Wilhelm Lehmbruck 
(2006). Toen ik Robert Hoozee in 1997 voor De Witte 
Raaf interviewde, verzuchtte hij dat het bijna onmoge-
lijk was om nog een beeld van Lehmbruck te verwerven 
– van het kleine oeuvre van de jonggestorven Duitser 
werd zelden een stuk op de kunstmarkt aangeboden. 
Bijna tien jaar later botste ik in het museum op 
Lehmbrucks Zich omkerende meisjeskop (1913-14), 
dat zopas door het museum was aangekocht. Ik tracht-
te me het engelengeduld voor te stellen waarmee hij 
jarenlang op die unieke kans had gewacht om alsnog 
dat ene stuk te kopen, dat hij nodig had om naast Minne 
te plaatsen.
 De laatste jaren werd zijn voorliefde voor de Britse 
kunst – hij promoveerde op John Constable – steeds 
zichtbaarder in het tentoonstellings- en collectiebeleid. 
In 2007 realiseerde hij British Vision: Observatie en 
verbeelding in de Britse kunst 1750-1950, wellicht dé 
tentoonstelling die Hoozee ooit wilde maken. Op de laat-
ste dag van de tentoonstelling – het was de zesde keer dat 
ik ze bezocht – liep ik hem op het lijf  op het moment dat 
hij, zoals hij het zelf  uitdrukte, ‘afscheid kwam nemen 
van de werken’. Vlak voor zijn overlijden sloot een ten-
toonstelling met gouaches en werk op papier van de 
Britse landschapsschilder John Constable (1776-1837). 
Op de dag van de begrafenisplechtigheid in de 19de-
eeuwse Sint Annakerk werd de tentoonstelling van de 
Engelse kunstenaar Ford Madox Brown (1821-1893) 
geopend: een waardig afscheid in Engelse stijl voor een 
voorbeeld van een museumdirecteur, die in de traagheid 
en de intensiteit waarmee hij het ‘museumwerk’ ver-
richtte al haast niet meer van deze wereld was. (D.P.)
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Haarlemse Lente. Op 16 maart presenteren kunstenaars-
initiatieven, musea en galeries in Haarlem samen een 
avondvullend programma. Locaties zijn: Galerie 37, 37PK, 
De Hallen Haarlem, Horizonverticaal, ICM, Nieuwe Vide, 
Art Consultancy Tanya Rumpff, Teylers Museum, De Vishal 
en Galerie Rob de Vries. Meer info www.haarlemselente.nl.

Sapere Aude. Dare to know! in Beursschouwburg. 
Van 21 tot 31 maart organiseert de Beursschouwburg in 
Brussel het festival Sapere Aude. Dare to know! Het festival 
wil relevante vragen stellen over kunst in relatie tot activis-
me, protest en politiek en neemt de essaybundel But is it 
Art? The Spirit of  Art as Activism van de Amerikaanse Nina 
Felshin als referentiepunt. Het programma presenteert per-
formances, lezingen en debatten, beeldende kunst en 
muziek. (www.beursschouwburg.be)

Courtisane Filmfestival 2012. Van 21 tot 25 maart 
loopt in Gent de elfde editie van het Courtisane Festival, met 
aandacht voor film, video en mediakunst. Centraal in het 
programma staan Philippe Grandrieux (F), Sandra Gibson 
en Luis Recoder (US) en het gelegenheidsduo Ben Rivers 
(UK) en Ben Russell (US). (www.courtisane.be)

Fernand Baudin Prijs 2011 en Pa/per View in Wiels. 
Van vr 23 tot zo 25 maart vindt in Wiels de boekenbeurs Pa/
per View plaats met ongeveer veertig uitgevers van kunst- 
en kunstenaarsboeken. Ter gelegenheid zullen op do 22 
maart de erediploma’s worden uitgereikt aan de laureaten 
van de Fernand Baudin Prijs 2011. Volgende publicaties vie-
len in de prijzen: Growth (Boy Vereecken), Moments d’espace 
(Thomas Desmet, Joëlle Tuerlinckx), Spectres (Studio Luc 
Derycke), L.-J. Baucher – J.-P. Blondel – O. Filippone (Manuela 
Dechamps Otamendi), Molla Nasreddin: The Magazine That 
Would’ve Could’ve Should’ve (Slavs and Tatars, Boy Vereecken), 
Louie Louie (Coline Sunier, Charles Mazé), Carrara (Roger 
Willems, Aglaia Konrad). Deze boeken worden tijdens de 
beurs tentoongesteld. Meer info www.paperviewartbookfair.
org en www.prixfernandbaudinprijs.be.

Films naar aanleiding van Daan van Golden in Wiels. 
Op wo 11 april toont Wiels de films Documenta IV (1968) 
van Jef  Cornelis en de eerste aflevering van de tv-serie 
Hoepla TV Show (1967-1968). In de documentaire over de 
controversiële vierde Documenta geeft Cornelis het woord 
aan kunstenaars, curatoren en bezoekers. Cornelis biedt 
een unieke kijk op deze tentoonstelling waaraan Daan van 
Golden deelnam. Jef  Cornelis werkte van 1964 tot 1998 
voor de Belgische televisie en maakte meer dan 200 uitzen-
dingen. Hij wordt beschouwd als een van de pioniers die de 
verbanden tussen televisietaal en beeldende kunst onder-
zocht. De serie Hoepla van de VPRO werd als revolutionair 
beschouwd. Na vier afleveringen werd ze door de 
Nederlandse regering verboden. De reeks ging in op onder-
werpen die verband hielden met muziek en schuwde de 
controversiële thema’s niet. Ze was bedoeld voor een jeug-
dig breeddenkend publiek. In de eerste aflevering werden 
Daan van Golden en topmodel Willy van Rooy geïnterviewd 
in hun Londense appartement. (www.wiels.org)

‘J’ai besoin du visiteur’ | European workshop on edu-
cation. Met de inrichting van een nieuwe locatie in de haven 
van Duinkerke wil de FRAC Nord-Pas de Calais zich engageren 
om met zijn publiek een directe relatie op te bouwen. Daartoe 
onderzoekt de FRAC nieuwe en innoverende methoden om 
een dialoog met museumbezoekers aan te gaan. Binnen deze 
context worden op 12 en 13 april workshops georganiseerd 
waaraan professionelen uit het veld van de hedendaagse beel-
dende kunst, evenals docenten en studenten aan het hoger 

kunstonderwijs en universiteiten kunnen deelnemen. Deze 
sessies zullen in hoofdzaak gaan over de kunstenaar als hoofd-
rolspeler en drijvende kracht voor de activiteiten van een cul-
tureel instituut. Meer info www.fracnpdc.fr.

ZigZagCity. Nieuw architectuurfestival tijdens de 5de 
Internationale Architectuur Biënnale Rotterdam. Van 
vr 20 april tot en met zo 6 mei zorgt het architectuurfestival 
ZigZagCity voor een alternatieve route door de binnenstad 
van Rotterdam. Architecten en kunstenaars transformeren 
de verborgen hofjes en passages in vrolijke speel- en rust-
plekken. ZigZagCity sluit aan bij de 5de Internationale 
Architectuur Biënnale Rotterdam (20 april t/m 12 augus-
tus). Onder de titel Making City wordt getoond hoe de stad 
van morgen tot stand komt. Hoofdlocatie is het Nederlands 
Architectuurinstituut (NAi) waar verschillende tentoon-
stellingen en debatten plaatsvinden. Daarnaast wordt rond 
het Centraal Station en Hofplein getoond hoe de stedelijke 
omgeving van de toekomst eruit kan zien. (www.iabr.nl)

Zevende Berlin Biennale. Van 27 april tot 1 juli vindt de 
zevende Berlin Biennale plaats. Curator is Artur Zmijewski, 
bijgestaan door Voina en door Joanna Warsza. Zmijewski 
houdt zich hoofdzakelijk bezig met fotografie en film. Kunst 
en sociaal activisme zijn voor hem twee zijden van dezelfde 
medaille en dat zal zich ook uiten in deze biënnale. Zmijewski 
volgde een opleiding sculptuur bij Grzegorz Kowalski en 
aan de Gerrit Rietveld Academie in Amsterdam. In 2005 
vertegenwoordigde hij Polen op de Biënnale van Venetië. 
Hij is lid van de Poolse politieke beweging Krytyka Polityczna 
en art director van het gelijknamige tijdschrift. De Berlin 
Biennale wordt georganiseerd door KW Institute for 
Contemporary Art en gefinancierd door de Kulturstiftung 
des Bundes. (www.berlinbiennale.de)

Kunstenfestivaldesarts 2012. In Brussel loopt van 4 tot 
en met 26 mei de veertiende editie van Kunstenfestivaldesarts. 
Meer dan 30 Belgische en internationale kunstenaars 
tonen werk in een vijftiental Brusselse theaters en kunsten-
centra. Ruim de helft van het programma bestaat uit nieu-
we creaties. Kunstenfestivaldesarts profileert zich expliciet 
als een kosmopolitisch stadsfestival. Het volledige program-
ma wordt bekendgemaakt op vrijdag 23 maart. (www.kun 
stenfestivaldesarts.be)

De Appel arts centre verhuist. Na een tijdelijk verblijf  
van twee jaar in de Appel Jongensschool in de Amsterdamse 
Pijp opent het Appel arts centre op do 24 mei zijn perma-
nente thuisbasis in het pand De Zeemanshoop aan de Prins 
Hendrikkade 142. (www.deappel.nl)

Stedelijk Museum ’s-Hertogenbosch verhuist. Het 
Stedelijk Museum ‘s-Hertogenbosch is tijdelijk gesloten 
voor de verhuizing naar het Bossche Museumkwartier. Eind 
december 2012 heropent het Stedelijk Museum in de 
Bossche binnenstad, in een nieuwbouw van architecten 
Bierman Henket. Tijdens de sluiting blijft het scholenpro-
gramma doorgang vinden op de scholen zelf  en is er een 
aangepast activiteitenprogramma zoals een symposium 
over hedendaagse kunst, excursies, lezingen en debatavon-
den. (www.sm-s.nl)

NP3 heeft nieuwe locatie geopend in het Open Lab 
Ebbinge. Naast haar locaties NP3.nu aan de Hofstraat 21 
en NPeG in de Rem Koolhaas Videobusstop aan het 
Emmaplein heeft NP3 sinds 11 februari met NP3.tmp een 
derde expositie- en projectruimte in de binnenstad van 
Groningen. NP3.tmp is gevestigd in het nieuwe, experimen-
tele ‘conceptpand’ MOBi aan de Kolendrift 13, in de tijdelij-

ke microstad Open Lab Ebbinge. MOBi is opgebouwd uit 
ruwe zeecontainers, staalconstructies, beton en een semi-
transparante buitenhuid. MOBi wordt de komende 5 jaar 
ingezet voor experimenten met innovatieve duurzame 
(bouw)producten, concepten en (multimedia)kunstuitin-
gen. MOBi biedt ruimte aan 6 royale ateliers en de flexibele 
expositie- en projectruimte NP3.tmp. (www.np3.nu)

Nieuwe tentoonstellingsruimte Garage Rotterdam. 
In Rotterdam opende op 10 maart de nieuwe tentoonstel-
lingsruimte Garage Rotterdam, met de tentoonstelling 
Hermetic City, die ingaat op de vraag hoe hedendaagse kun-
stenaars zich door architectuur laten inspireren. De acht 
deelnemende kunstenaars behandelen architectuur als een 
beeldtaal. Meer info www.garagerotterdam.nl.

Vernieuwd Middelheimmuseum opent in mei. Het 
openluchtmuseum Middelheim in Antwerpen opent op 26 
en 27 mei met een uitbreiding van vijf  hectaren en een 
nieuw halfopen paviljoen gerealiseerd door Robbrecht en 
Daem. De stalen constructie wordt ingehuldigd met nieuw 
werk van Thomas Schütte. Bij deze vernieuwing werd ook 
de gehele collectie van het museum herbekeken. Sommige 
werken kregen een andere plaats, andere een nieuwe sokkel 
en enkele werken ondergingen een grondige restauratie. 
Aan de collectie zullen ook nieuwe werken worden toege-
voegd, onder meer van Ai Weiwei en Roman Signer. (www.
middelheimmuseum.be)

HKU-lector Henk Slager is curator voor Shanghai 
Biënnale 2012. HKU-lector Henk Slager verzorgt de 
Nederlandse bijdrage op de Shanghai Biënnale. Henk Slager 
werkt sinds 2003 als hoofd van de Utrecht Graduate School 
of  Visual Art and Design (MaHKU) aan de Faculteit 
Beeldende Kunst en Vormgeving van de Hogeschool voor de 
Kunsten Utrecht. Sinds 2006 is Henk Slager aan dezelfde 
faculteit tevens werkzaam als lector Artistiek Onderzoek. 
De Shanghai Biënnale is de meest prestigieuze biënnale in 
Azië. Vanaf  deze editie zal er net als in Venetië naast een 
hoofdtentoonstelling (dit jaar samengesteld door Johnson 
Chang, Boris Groys en Jens Hoffmann), ook ruimte worden 
gecreëerd voor een twintigtal nationale presentaties. De 
Shanghai Biënnale heeft Henk Slager uitgenodigd om op te 
treden als curator van het Nederlandse paviljoen. De 9de 
Shanghai Biënnale opent op 1 oktober a.s.

Gerrit Rietveld Academie ontwerpt eigen nieuwbouw. 
Onder het motto ‘Gerrit&Willem Do-It-Yourself ’ zijn de 
Gerrit Rietveld Academie en het (Willem) Sandberg Instituut 
uit Amsterdam begonnen met het ontwerp van een nieuw 
gebouw, ontworpen door de academie zelf. Studenten, 
docenten en alumni werden uitgenodigd om teams te vor-
men en met een ontwerpvoorstel te komen. Op 26 januari 
hebben een vakjury en de voltallige Rietveld gemeenschap 
unaniem voor het ontwerp van team FedLev gekozen. Het 
ontwerp voor het derde gebouw aan de Amsterdamse Fred. 
Roeskestraat wordt de komende maanden uitgewerkt. Het 
gebouw zou in september 2014 in gebruik moeten zijn. Alle 
ingediende ontwerpen zijn te zien op www.rietveldacademie.
nl/nl/Gerrit-Willem-Do-It-Yourself.

Rijksakademie en RKD werken samen omtrent kun-
stenaarsdocumentatie. De Rijksakademie van beeldende 
kunsten in Amsterdam en het RKD (Rijksbureau voor 
Kunsthistorische Documentatie) in Den Haag gaan samen-
werken op het gebied van kunstenaarsdocumentatie. Het 
RKD zal de fysieke kunstenaarsdocumentatie van de 
Rijksakademie beheren, ontsluiten en toegankelijk maken 
voor een breed publiek. Beide instellingen zullen tevens 

PATRICK VAN 
CAECKENBERGH

WWW.MLEUVEN.BE

M - MUSEUM LEUVEN
L. VANDERKELENSTRAAT 28, 3000 LEUVEN
T. 016 27 29 29 | E. BEZOEKM@LEUVEN.BE
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Patrick Van Caeckenbergh, Drawings of Old Trees (summer 2010) © Peter Cox, Courtesy Zeno X 

Gallery Antwerp

La ruine fructueuse
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10 Chancery Lane Gallery (Hong-Kong) - 313 Art Project (Seoul)* - A&B Gallery (Inchon / Baden-Baden)* -  
A. Galerie (Paris) - A2Z Art Gallery (Ivry-sur-Seine) - Acte2 galerie (Paris) - AD Galerie (Béziers) - Galerie 
Albrecht (Berlin)* - Louise Alexander Gallery (Porto Cervo) - A.L.F.A. Galerie (Paris)* - Analix Forever (Geneva) 
- Arts d’Australie Stéphane Jacob (Paris)* - Galerie Albert Baumgarten (Fribourg) - Galerie Albert Benamou, 
Véronique Maxé & Albert Koski (Paris) - Galerie Berthet-Aittouarès (Paris) - Bourouina (Berlin)* - Galerie Jean 
Brolly (Paris) - Galerie Bernard Ceysson (Luxemburg / Paris / Saint-Etienne) - Galerie Pierre-Alain Challier 
(Paris) - Galerie Michèle Chomette (Paris)* - °Clair Galerie (Munich / Saint Paul de Vence)- Galerie Claude 
Bernard (Paris) - Galerie Confluence (Nantes)* - De Primi Fine Art (Lugano) - Delaive Gallery (Amsterdam)* 
- Galerie Domeau & Pérès (La Garenne Colombes)* - Dovin (Budapest)* - Galerie Dukan Hourdequin (Paris)* 
- Eidos Immagini Contemporanea (Asti)* - Erdesz Gallery (Budapest)*- Espace Beaumont (Luxemburg)* - 
Fabbrica Eos (Milan)* - Faur Zsófi Gallery (Budapest)* - Les Filles Du Calvaire (Paris)* - Flatland (Utrecht)* - 
Galerie Forsblom (Helsinki)* - Gagliardi Art System (Torino)* - Galerie Claire Gastaud (Clermont-Ferrand) - 
Galerie Bertrand Gillig (Strasbourg)* - Gimpel Müller (Paris/London)* - Galerie Laurent Godin (Paris)* - Galerie 
Bertrand Grimont (Paris)* - Galerie Guillaume (Paris) - Gallery H.A.N. (Seoul)* - Galerie Ernst Hilger (Vienna) 
- Galerie Catherine Houard (Paris) - Galerie Catherine et André Hug (Paris) - IFA Gallery (Shanghai) - Ilan Engel 
Gallery (Paris) - Galerie Imane Farès (Paris)* - Inception Gallery (Paris)* - Inda Gallery (Budapest) - Galerie 

Catherine Issert (Saint-Paul de Vence) - J. Bastien Art (Brussels) - Galerie Jacques Elbaz (Paris)* - Galerie Pascal Janssens (Ghent)*  - Galerie Jean 
Fournier (Paris)* - JGM Galerie (Paris)* - Anna Klinkhammer Gallery (Düsseldorf)* - Konzett Gallery (Vienna)*- Galerie Koulinsky / Cellule 516 (Marseille)* 
- La Galerie Particulière (Paris)* - Galerie Lahumière (Paris) - Baudoin Lebon (Paris) - Galerie  Lelong (Paris) - Galerie Levy (Berlin / Hamburg)* - 
Galerie Linz (Paris) - Magnum Gallery (Paris)* - Kalman Maklary Fine Arts (Budapest)* - Mario Mauroner Contemporary Art (Vienna)* - Galerie Martine 
et Thibault De La Châtre (Paris)* - Galerie Matignon (Paris)* - Mayoral Galeria D’art (Barcelona) - Mazel Galerie (Brussels)*- Galerie Alice Mogabgab 
(Beirut) - Galerie Lélia Mordoch (Paris) - Galerie Nathalie Obadia (Paris / Brussels) - Oniris (Rennes) - Galerie Orel Art (Paris) - Galerie Paris-Beijing 
(France) - Galerie Priska Pasquer (Cologne)* - Pente 10 (Lisbon)* - Polka Galerie (Paris) - Galerie Catherine Putman (Paris)*- Galerie Rabouan Moussion 
(Paris) - Galerie Richard (Paris /New York)* - J. P. Ritsch-Fisch Galerie (Strasbourg) - Galerie Olivier Robert (Paris) - Galerie Brigitte Schenk (Cologne)* 
- Sémiose Galerie (Paris) - Shuim Gallery (Seoul / Paris)* - Galerie Nicolas Silin (Paris)* - André Simoens Gallery (Knokke-Heist) - Galerie Slott (Paris)* 
- Galerie Véronique Smagghe (Paris) - Galerie Stefan Roepke (Cologne)* - Galerie Rive Gauche Marcel Strouk (Paris) - Galerie Taïss (Paris) - Galerie 
Tamenaga (Paris) - Galerie Daniel Templon (Paris) - Galerie Toxic (Luxemburg) - Trait Noir-Aroya Galerie (Zaragoza - Toulouse)*- Galerie Patrice 
Trigano (Paris)* - Galerie Vanessa Quang (Paris)* - Venice Projects (Venice) - Galerie Vieille Du Temple (Paris) - Galerie Vintage (Paris)* - VIPArt 
Galerie (Marseille) - Galerie VU’ (Paris) - Galerie Olivier Waltman (Paris) - White Moon Gallery (Paris)* - Galerie Esther Woerdehoff (Paris)* - Young 
Gallery (Brussels)* - Espace Meyer Zafra (Paris) - Galerie Zimmermann Kratochwill (Graz)* - Galerie Zürcher (Paris / New York)*

THE SPRINGTIME EVENT FOR MODERN AND CONTEMPORARY ART

telerama.fr

un évenement

telerama.frCourtesy of Champagne Ruinart
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samenwerken voor het beheer van digitale kunstenaarsdos-
siers. De eerste fase van de samenwerking betreft de over-
brenging van de documentatie van kunstenaars die tussen 
1985 en 2011 aan de Rijksakademie waren verbonden, 
waaronder Folkert de Jong, Fiona Tan, Michael Raedecker 
en Tjebbe Beekman. (www.rijksakademie.nl en www.rkd.nl)

Inschrijving Theodora Niemeijer prijs. Tot en met 30 
april kunnen vrouwelijke beeldend kunstenaars zich 
inschrijven voor de Theodora Niemeijer prijs, de stimule-
ringsprijs voor jonge, vrouwelijke beeldend kunstenaars 
geïntroduceerd in januari 2012 door Stichting Niemeijer 
Fonds en het Van Abbemuseum. De prijs ter waarde van  
€ 10.000 wordt tweejaarlijks uitgereikt aan de kunstenaar 
die het beste projectvoorstel maakt voor Het Oog. Het Oog is 
een aparte ruimte, een ‘binnentuin’, in het Van Abbe-
museum. De laureate krijgt ze een half  jaar ter beschikking 
als podium. Juryleden zijn Lily van der Stokker (kunste-
naar), Gitta Luiten (voormalig directeur van de Mondriaan 
Stichting), Dirk Snauwaert (directeur van WIELS in Brussel, 
België), Andrea Davina (adviseur van Stichting Niemeijer 
Fonds) en Charles Esche (directeur van het Van Abbe-
museum). Meer informatie en aanmelden via tn-prijs.
vanabbemuseum.nl.

Mondriaan Fonds. Aanvraagronde buitenland ate-
liers. Kunstenaars en bemiddelaars kunnen tot 15 mei bij 
het Mondriaan Fonds een aanvraag indienen voor de werk-
periode 2012/2013. Meer informatie, voorwaarden en 
aanvraagformulieren via www.mondriaanfonds.nl / 
020/523.15.23.

Wissels
Nav Haq is nieuwe curator in M HKA. Nav Haq was 
sinds 2007 curator van de tentoonstellingen in kunsten-
centrum Arnolfini in Bristol, waar hij onder andere tekende 
voor de solotentoonstelling van Cosima von Bonin en de 
groepstentoonstelling Magical Consciousness. In de zomer 
van 2007 was Nav Haq al aan de slag in België, als curator 
van Contour in Mechelen. (www.muhka.be)

Lezingen
KASKlezingen. Deze serie KASKlezingen loopt in samen-
werking met TRACK. De sprekers zijn kunstenaars die aan 
TRACK deelnemen. Ze zullen reflecteren over een aantal 
cruciale vraagstukken in de tentoonstelling. Op 20 maart 
Beat Streuli, op 17 april Susan Philipsz, op 24 april Jacob 
Fabricius, op 8 mei Alain Platel en Jean Vandenhouwe, op 
17 mei Yona Friedmann en op 22 mei Roger Willems. De 
lezingen hebben telkens plaats om 20u in het Anatomisch 
Auditorium op de Bijlokecampus, Louis Pasteurlaan 2, 
9000 Gent. De lezing van Yona Friedmann heeft plaats in 
KASKcinema, Godshuizenlaan 4, 9000 Gent (www.kask.
be en www.track.be). Toegang gratis.

Lezingen Sint-Lucas Gent. In de reeks E-ART-H spreken 
Anja Veirman (textiel) en  Anne Ausloos (keramiek) op ma 
19 maart van 18u tot 21u15 in de Academie voor 
Beeldende Kunsten van Mol. In de reeks Minima Docta 
spreekt Catherine De Zegher op di 27 maart om 19u30 in 
CAMPO Nieuwpoort, Nieuwpoort 31-35, Gent. In de reeks 
The Drawing Incident is op wo 18 april om 19u30 Marc 
Nagtzaam te gast, Tichelrei 82, Gent. Op do 19 april om 

19u is er de boekpresentatie van In and outside drawing door 
Ans Nys en Peter Morrens in Museum M, Leuven. Meer info 
www.sintlucas.org.

Spring Blossom 2012, Artist’s Lectures at De Ateliers. 
Op di 20 maart Nathaniel Mellors, op di 27 maart Norbert 
Schwontkowski, op di 3 april Rem Koolhaas, op di 12 april 
Tatiana Trouvé, op di 19 april Falke Pisano. De lezingen 
beginnen telkens stipt om 17u in De Ateliers, Stad houders-
kade 86, Amsterdam (www.de-ateliers.nl). Inkom € 5.

Architectuurlezingen in Bozar. Bjarke Ingels op di 20 
maart, Vincent Pierret op ma 16 april, Tony Fretton op wo 
25 april, telkens om 20u in Paleis voor Schone Kunsten 
(www.bozar.be).

A-Z lezingen. Op 20 maart Lisa Walker (NZ), op 17 april 
Eric Joris (B) over technologie en theater, op 24 april Tadashi 
Kawamata (J) over zijn interventies in de stedelijke omge-
ving, op 8 mei Paul Atkinson (GB) over professioneel versus 
amateurdesign, het einde van de exclusiviteit en de toe-
komst van design, op 15 mei Thonik en Hugues Boekraad 
(NL) over visuele communicatie. Telkens op dinsdagavond 
om 20u in Zebrazaal – Z33, Zuivelmarkt 33, Hasselt. 
Toegang gratis. Reserveren via www.a-zlezingen.be.

Lezing Klee + Cobra. Naar aanleiding van de tentoonstel-
ling Klee + Cobra, Het begint als kind verzorgt Henk 
Pijnenburg een lezing over zijn collectie kindertekeningen 
en zijn ervaringen met tekenonderwijs. Za 24 maart van 15 
tot 16u in Cobra Museum, Sandbergplein 1, Amstelveen 
(www.cobra-museum.nl).

NICC Artist Talk. Matt Mullican op wo 21 maart om 20u. 
NICC, Tulpstraat 79, Antwerpen (www.nicc.be).

NAi-lezing door Bjarke Ingels. Op do 22 maart om 20u 
spreekt de Deense architect Bjarke Ingels over ‘Hedonistic sus-
tainability’. Willem Burgerzaal, Congrescentrum De Doelen, 
Kruisplein 40, Rotterdam (www.nai.nl). Toegang € 10.

Sapere Aude. Dare to know! in Beursschouwburg. Op 
za 24 maart om 20u30 spreekt Gerard Mortier over de 
noodzaak van vormkennis en excellentie, politiek engage-
ment en historische referentiekaders, vertrekkend onder 
meer vanuit het werk van Gerhard Richter. Op di 27 maart 
om 19u30 is er het debat Hoeveel politiek kan de kunst verdra-
gen? Met Oscar van den Boogaard, Rolf  Quaghebeur, Joost 
Vandecasteele en Werner Trio. Beursschouwburg, A. 
Ortsstraat 20-28, Brussel (www.beursschouwburg.be).

Back to the Future. Lezingenreeks Sint-Lukas Brussel. 
Op vr 23 maart Theo Cowley, op vr 11 mei Heide Hinrichs. 
Telkens om 10u30 in Lokaal C-1.29.foto, Sint-Lukas 
Brussel, Paleizenstraat 70, Brussel (www.sintlukas.be).

Wiels lezingen. Ter gelegenheid van de jaarlijkse kunste-
naarsboekenbeurs Pa/per View zijn er lezingen gepland op 
vr 23 maart door Matt Mullican en op za 24 maart door 
Thomas Bayrle. Op zo 25 maart brengt Peter Downsbrough 
een performance. Naar aanleiding van de tentoonstelling 
met werk van Rosemarie Trockel houdt Corinne Diserens 
(kunsthistorica, directeur ERG, Brussel) op wo 28 maart om 
19u de lezing Rosemarie Trockel – kijken en slapen en samen-
stellen. Meer info www.wiels.org.

De Pont. Art Update. Ko van Dun gaat in vier lezingen in 
op de kunst van nu. Zo 25 maart om 14u45. De Pont, 
Wilhelminapark 1, Tilburg (www.depont.nl).

Lezingen Stroom Den Haag. In de reeks The Knight’s 
Move spreekt Irit Rogoff  op vr 30 maart om 20u in Stroom 
Den Haag, Hogewal 1-9, Den Haag (www.stroom.nl). 
Inkom € 5. 

Lezingen Jan van Eyck. Op vr 30 maart om 10u30 
Onehourbooksexhibition and its consequences door Leonardo 
Sonnoli. Op vr 6 april van 11 tot 18u de conferentie 
Relocating subalternity met Nikita Dhawan, Jasbir Puar, Srila 
Roy, Asha Varadharajan. Op do 10 mei van 10 tot 18u de 
conferentie Marx and the aesthetic. Alle evenementen vin-
den plaats in Amsterdam. Meer info www.janvaneyck.nl.

Themalezingen Van Abbemuseum: Yael Bartana. 
Marjon de Groot gaat op do 5 april om 19u in op de ontwik-
kelingen in Yael Bartana’s werk. Van Abbemuseum, 
Bilderdijklaan 10, Eindhoven (www.vanabbemuseum.nl).

Art Brussels: Debates. Op do 19 april om 17u spreken 
Hans Ulrich Obrist en Rem Koolhaas met een speciale gast. 
Op vr 20 april om 14u staat het debat met de titel Story of  
Perception – A Selected History of  Documenta gepland, met 
onder meer Rudi Fuchs (Documenta VII) en Jan Hoet 
(Documenta IX). Ann Demeester (directeur de Appel) 
mo dereert. Op za 21 april om 14u is er een rondetafelgesprek 
met als titel Collectors and art organisations are looking at new 
models for collaboration and reflection. Will this new ecosystem 
bring tension or relief? Hedwig Feijen (directeur Manifesta 
Foundation), Katerina Gregos (curator Newtopia en mede-
curator Manifesta), Phillip Van den Bossche (curator 
Beaufort 04, directeur Mu.ZEE), Philippe Van Cauteren 
(curator TRACK, directeur S.M.A.K.) en Menno Meewis 
(directeur Middelheim Museum). Op zo 22 april om 14u zijn 
een aantal Artists in residency te gast: Devrim Bayar (Wiels), 
Sofie Dederen (Frans Masereel Centrum), Eva De Groote 
(Timelab), Luuk Nouwen (Flacc), Alain Quireyns (Air), 
Robin Vanbiesen (Lokaal 01). Meer info www.artbrussels.be.

Lezingen Mu.ZEE. In de reeks Kunstenaars tegen de stro-
ming in spreekt Marc Van Coillie op di 17 en di 24 april van 
14 tot 17u over Spilliaert, Brusselmans en Raveel. Inge Van 
Reeth gaat op vr 20 en vr 27 april in de reeks Kan kunst de 
wereld redden? in op het engagement van uiteenlopende 
actuele kunstenaars. Op za 28 april spreekt kunstcriticus 
Hugo Brutin over kunstenaar Herman Bellaert. Mu.ZEE, 
Romestraat 11, Oostende (www.muzee.be).

bkkc/De Pont kunstenaarsgesprek. Op do 19 april 
spreekt Rebecca Nelemans met Bart Hess, van 20u tot 
21u15 in Auditorium De Pont, Wilhelminapark 1, Tilburg 
(www.bkkc.nl en www.depont.nl). Inkom € 4.

Sandberg Series #02. Op wo 25 april Jason Dodge, op wo 2 mei 
Mladen Dolar, telkens om 19u30 in Goethe-Institut, Herengracht 
470, Amsterdam (www.sandberg.nl). Toegang € 5.

Shapeshifters 2012. Op vr 27 april om 18u spreken 
designers Joost Grootens en Tim Fendley. Beursschouwburg, 
A. Ortsstraat 20-28, 1000 Brussel (www.sintlukas.be).

Facing Forward – Art & Theory from a Future 
Perspective. In de lezingen- en debattenreeks Facing 
Forward: Art & Theory from a Future Perspective komt op wo 
25 april het thema Future City aan bod, met onder meer 
Rem Koolhaas als spreker. Op di 1 mei staat het laatste 
hoofdstuk gepland, Future’s Futur, met onder meer Homi K. 
Bhabha. De avond begint telkens om 20u en gaat door in de 
Oude Lutherse Kerk, Spui 411 (hoek Spui), Amsterdam. 
Toegang € 10. Meer info www.facingforward.nl.

 4 mei – 29 juli 2012

Santu Mofokeng
www.extracity.org

Chasing Shadows 
Thirty Years of Photographic Essays
Gastcurator: Corinne Diserens 

Opening: 3 mei 2012 / 19:00

in samenwerking met deBuren

Extra City Kunsthal 
Antwerpen

EXT_SAN_AD_witteraaf_print.indd   1 09.03.12   18:17
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Kapittelstraat 6  Postbus 230  nl-6130 ae Sittard t +31 46 4513460 info@hetdomein.nl  
www.hetdomein.nl  Open: di-z0 11-17 uur  Iedere 1e zondag v/d maand gratis entree!  
Museum Het Domein is een culturele instelling van

More to Tell 
Recente aanwinsten voor de collectie 
05.02.12•22.04.12
T-time zondag 1 april 14-16 uur lezing David Brooks

Mark Dion, Costume Bureau, 2006 / Collectie Het Domein

De kick van de klik
80 jaar fotokring Geleen 
11.03.12•10.06.12
T-time zondag 22 april, 14 uur: fotopresentatie Gijs van Gent

Foto: Theo Vroman, 1954

Jazz
meets 
Art
Soo Cho 
Quartet & 
rondleiding 
More to Tell
28 maart,
20.30 uur
i.s.m. slim  
Reserveren:
046 4513460

10.01.2012
Opening nieuwe auditorium

25.01.2012
Oprichting Hubert van Eyck Academie

29.03.2012
Feestelijke opening Labs, met presentaties

 /17:00
 Charles Nypels Lab – Publishing House 
 Drukwerkplaats met risografie, zeefdruk en boekdruk

 /17:15
 Werner Mantz Lab – Time-Based Art 
 Fotografie, audio en video

 /17:30
 Heimo Lab – Construction 
 Hout-, metaal- en kunststofbewerking

 /17:45
 Pierre Kemp Lab – Library Art Books
 Grootste kunstbibliotheek van de Euregio

 /18:00
 Presentatie beleidsplan
 Geproduceerd in het Charles Nypels Lab

 /18:15
 Presentatie Maria Barnas – Braakman en ik
 Eerste essay uit de Van Eyck Spiegelreeks

01.04.2012
Verschijning eerste Van Eyck Quarterly 
Met nieuws, programma en achtergrondinformatie

09.06.2012
Opening tentoonstelling Jasper Coppes – Manifesta 9

07.2012
Opening Van Eyck café/restaurant

10.2012
Selectie 25 deelnemers nieuwe Jan van Eyck

12.2012
Inrichting nieuwe Van Eyck appartementen

Tijdens het werken aan de toekomst gaan de werkzaamheden uit het heden  
gewoon door, zie www.janvaneyck.nl en lees de Van Eyck Quarterly

Jan van Eyck Academie 
Maastricht

nog 291 dagen werken aan de toekomst




Bonnefantenmuseum
Maastricht

Martin Visser
verzamelaar, ontwerper, vrije geest
13.03.–17.06.2012

©
 Van A

bbem
useum

, Eindhoven / P
hoto: C

laude M
agelhaes, B

russel, B
elgië

www.bonnefanten.nl
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De Meesters: Suchan Kinoshita.  In samenwerking met 
Kunstpodium T organiseert De Pont tijdens het Leerling/
Meester-project vier bijeenkomsten. Op do 10 mei 2012 om 
14u zijn Suchan Kinoshita (Meester 2012) en  Erik Hagoort 
(criticus, curator, schrijver en onderzoeker) te gast. De Pont, 
Wilhelminapark 1, Tilburg (www.depont.nl). Toegang gra-
tis voor museumbezoekers.

Beeldende kunst
Chantal Akerman – Too Far, Too Close. De eerste over-
zichtstentoonstelling van Chantal Akerman is een teleur-
stelling. Lagen de verwachtingen te hoog? Of  wordt er van 
haar werk iets verlangd dat het niet kan invullen? De in 
1950 in Brussel geboren Akerman is bekend om haar bijna 
verhaalloze en uitdagende films uit de jaren 70, waarvan 
het veelgeprezen Jeanne Dielman, 23, Quai du Commerce, 
1080 Bruxelles uit 1975 een mythische status heeft. Een 
vrouw (vertolkt door Delphine Seyrig) vervult haar taken: 
ze maakt de bedden op, doet inkopen en kookt voor haar 
zoon (een rol van Jan Decorte). De camera volgt haar nauw-
gezet, meer dan drie uur lang, met een absoluut minimum 
aan cuts en zonder veel tijdsverdichting; de kijker krijgt het 
schillen van de aardappelen integraal te zien; er gebeurt 
niets anders en er wordt niets gezegd. Een dergelijke durée 
maakt de verveling bijna lichamelijk voelbaar. Omdat een 
bioscoopbezoek niet zomaar kan worden afgebroken, wordt 
de kijker verplicht om naar iets te blijven staren dat immens 
saai is, terwijl het de kern uitmaakt van vele (vrouwelijke) 
levens. Op de retrospectieve in het M HKA is Jeanne Dielman 
afwezig, net als de installatie met zeven televisieschermen 
(Woman Sitting after Killing) die ze in 2001 op basis van de 
film maakte. Even duikt Jeanne Dielman op in de korte antho-
logie Chantal Akerman par Chantal Akerman uit 1997, die op 
een televisiescherm in de rotonde van het M HKA wordt 
vertoond.
 Too Far, Too Close wordt midscheeps betreden – en meteen 
valt aan de linkerkant de grote aantrekkingskracht op van 
D’est: au bord de la fiction, haar allereerste installatie uit 
1995. De presentie van D’est is grandioos: vierentwintig 
televisieschermen staan in groepjes van drie verspreid over 
de ruimte, en lichten op in het duister als kleurige, schim-
mige lantaarns. Akerman maakte D’est in de jaren na de 
Wende in het Oostblok. Met trage, slepende shots filmde ze 
mensen die staan te wachten, thuis in een zetel zitten, of  
over straat lopen. In 2012 is de televisie als zwaar en ruim-
telijk object zelf  ouderwets geworden. Ook de vervaagde en 
zachte kleuren van de film hebben een nostalgisch effect: de 
ineenstorting van het communisme – het zogenaamde 
einde van de geschiedenis – is ondertussen voltooid verle-
den tijd. D’est was oorspronkelijk een langspeelfilm, die 
werd versneden tot een installatie en in die vorm evenzeer 
werkt, precies omdat het bronmateriaal uit taferelen 
bestaat, fragmenten en landschappen. De nevenschikking 
van de flakkerende schermen, waartussen de toeschouwer 
voortdurend moet kiezen, stelt het voormalige Oostblok 
zelfs indringender aanwezig dan de filmversie.
 Deze gelukte vertaalslag tussen cinema en museum 
wordt niet meer herhaald op Too Far, Too Close. Er worden 
langspeelfilms apart vertoond op groot scherm, zoals Hotel 
Monterey uit 1972: een prachtige, opnieuw zeer melancho-
lisch stemmende en bijna lethargische registratie van een 
appartementsgebouw in New York. De omstandigheden 
voor een appreciatie van Hotel Monterey zijn echter verre 
van ideaal: het is lang zoeken naar een titelplaatje op de 
muur, de zitbank is klein en weinig comfortabel, en belang-
rijker: de projectie van andere films vlakbij verstoort voort-

durend de zachte trance waarin dit werk de toeschouwer 
kan brengen. Om de hoek wordt immers ook De l’autre côté 
uit 2002 geprojecteerd, waarin de stem van Akerman het 
verhaal vertelt van een Mexicaanse immigrante; en verder-
op is op een televisiescherm Saute Ma Ville uit 1968 te zien, 
waarin Akerman kraaiend van plezier allerlei onheuse din-
gen doet in de keuken van haar moeder. De (korte) video-
installatie kan blijkbaar niet zomaar naast de langspeelfilm 
worden gezet – met andere woorden: het museum is geen 
bioscoop.
 Anderzijds wordt op Too Far, Too Close ook een aantal 
installaties verzameld die wel voor het museum gemaakt 
zijn, maar die weinig indruk maken. Femmes d’Anvers en 
novembre uit 2008 toont rokende vrouwen, maar de flinter-
dunne projectie gaat verloren hoog in de hoek tussen twee 
muren. Bovendien valt op hoeveel betekenissen bijna gra-
tuit op het recente werk van Akerman worden geprojec-
teerd. In een nagenoeg inhoudsloze tekst in de catalogus 
schrijft Giuliana Bruno dat Femmes d’Anvers en novembre 
‘zweeft tussen een ‘ervoor’ en een ‘erna’, in de verontrus-
tende tijd van een voorbijgaand moment dat wij, de galerie-
bezoekers, empathisch kunnen delen – we worden zelf  flâ-
neuses, terwijl we kuieren en dolen, wandelen en dwalen, 
meanderend in de galerieruimte’.
 Bij het kijken naar de laatste en recentste projecties, in 
het rechtergedeelte van de tentoonstelling, is het wachten 
op een revelatie helemaal zinloos. Maniac Summer (2008) is 
gefilmd in (of  vanuit) het Parijse appartement van 
Akerman: 4 videoprojecties, die op elkaar variëren in een 
andere beeldkwaliteit of  kleur, worden op drie wanden, in 
een brede U-vorm, naast elkaar gezet. In een zaaltekst 
schrijft Akerman: ‘Without subject or object. Without 
beginning or end. A film that implodes. Between Eden and 
catastrophe.’ En verder: ‘A film which multiplies itself  at 
least four times, sometimes five during moments of  disaster, 
when the speed of  light seems to be surpassed. Like in 
Hiroshima.’ De woorden en historische gebeurtenissen zijn 
te zwaar om zomaar bij bewerkte beelden van een rustige en 
welvarende Parijse buurt te plaatsen.
 Marcher à côté de ses lacets dans un frigidaire vide (2004) is 
een videoprojectie waarin Akerman met haar moeder in 
het dagboek leest van haar grootmoeder, die in Auschwitz 
om het leven kwam. De video is om onduidelijke redenen 
ontdubbeld in een wazige en een scherpe versie, en er 
hangt een doek voor waarop het handschrift van de groot-
moeder wordt geprojecteerd. In de ruimte die voorafgaat 
aan de installatie, staat een groot spiraalvormig object dat 
de bezoeker kan betreden, en dat doet denken aan een 
sculptuur van Richard Serra, uitgevoerd in textiel in plaats 

van staal. Op het doek worden zwevende fragmenten (dit-
maal in ‘gedrukte’ letters) geprojecteerd uit hetzelfde dag-
boek. Sculptuur? Videokunst? Installatie? Documentaire? 
‘Cinema van transitie en suspensie’, zoals Bruno het 
noemt? Geen idee – maar het zit zo boordevol zware inten-
ties enerzijds, en halfslachtige artistieke ideeën anderzijds, 
dat je als museumbezoeker alleen maar verbaasd terug kan 
deinzen.
 In vele interviews benadrukt Akerman dat ze zichzelf  
niet als kunstenares beschouwt, maar als cineaste. Too Far, 
Too Close wijst op de gevaren van ondoordachte interdisci-
plinariteit, en op de moeilijkheid om de verworvenheden 
van de experimentele film in het museum verder uit te die-
pen. In Cinema Zuid loopt naar aanleiding van de ten-
toonstelling ook een filmretrospectieve: de teleurgestelde 
museumbezoeker kan daar weer een gelukkige cinefiel 
worden.  Christophe Van Gerrewey

p Chantal Akerman, Too Far, Too Close, tot 10 juni in het  
M HKA, Leuvenstraat 32, 2000 Antwerpen (03/260.99.99; 
www.muhka.be). 

Chantal Akerman

Saute Ma Ville, 1968, filmstill

Videokunst in het  
Vlaams Parlement.

Sven Augustijnen, Michaël Borremans,  
Wim Catrysse, David Claerbout,  
Anouk De Clercq, Johan Grimonprez,  
Hans Op de Beeck, Nicolas Provost,  
Bart Stolle, Dennis Tyfus, Sarah Vanagt,  
Katleen Vermeir & Ronny Heiremans  
en een selectie uit de collectie van Argos

De Loketten  
van het 
Vlaams Parlement, 
Brussel

21.03 —
11.07.2012

Curator: Hans Martens 
Een productie van Contour Mechelen i.s.m. Argos

www.contourmechelen.be

Chantal Akerman

D’est, 1993, filmstill

Chantal Akerman

Hotel Monterey, 1972, filmstill  
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De Appel arts centre organiseert:
•‘De Appel Boekenmarkt’, 17 en 18 maart 2012
•‘Three Artists walk into a Bar’, project van Curatorial 

Programme, 13 april t/m 13 mei 2012
•Boeklaunch ‘FR David, ‘O’, 18 april 2012
•Lezingenreeks Facing Forward: ‘Future’s Future’,  

25 april 2012
•Meer info: www.deappel.nl

LEVE DE OMGEKEERDE WERELD!
25 MEI T/M 23 SEPTEMBER 2012

DE APPEL ARTS cEnTRE OPEnT 
hAAR nIEuWE, VASTE LOcATIE
OPEnInGSTEnTOOnSTELLInG:

PRINS HENDRIKKADE 142WWW.DEAPPEL.NL

BO
ZAR
EX
PO

PALAIS
DES BEAUX-ARTS,
BRUXELLES
PALEIS VOOR
SCHONE KUNSTEN,
BRUSSEL
CENTRE
FOR FINE ARTS,
BRUSSELS
WWW.BOZAR.BE | + 32 (0)2 507 82 00

CY  TWOMBLY
PHOTOGRAPHS  1951 - 2010

01.02 > 29.04.2012

Guest Artist: 

TACITA DEAN
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Didier Vermeiren. Sinds het begin van de jaren 70 ont-
wikkelt Didier Vermeiren (1951, Brussel) een sculpturaal 
oeuvre dat op een zeer consequente en coherente manier de 
aard van het medium ondervraagt. Het is alweer een tijd 
geleden dat zijn werk hier nog te zien was. De twee gelijktij-
dige tentoonstellingen, een beknopt retrospectief  bij Galerie 
Meert in Brussel en recent werk bij Dhondt-Dhaenens in 
Deurle, bieden een goede gelegenheid om met zijn werk ken-
nis te maken of  om het opnieuw te bekijken.
 Opvallend is de standvastigheid waarmee hij aan zijn 
artistieke principes vasthoudt, zonder in herhaling te val-
len. Zijn trouw aan de interne logica van het oeuvre belet 
hem niet om zich voortdurend te vernieuwen. Hij weet de 
ogenschijnlijk enge premissen waarop zijn oeuvre gebouwd 
is artistiek optimaal te exploiteren. Theoretische reflecties 
worden getoetst aan experimenten met materialen en tech-
nieken. Tegelijkertijd worden zijn beelden onderworpen aan 
een kritische analyse volgens de strenge criteria die hij zich-
zelf  heeft opgelegd. Hierdoor komt hij tot ‘klassieke sculptu-
ren’ waarbij vorm en inhoud perfect samenvallen. ‘De idee 
is de sculptuur en de sculptuur is de idee.’ Zijn erudiete ken-
nis van de geschiedenis van zijn medium zorgt voor een 
boeiende dialoog tussen heden en verleden, en een intellec-
tueel spel tussen de kunstenaar en zijn publiek, zonder 
pedant of  vrijblijvend te zijn.
 Men leest regelmatig dat Didier Vermeiren sokkels maakt 
en dat deze lege sokkels afwezigheid symboliseren. Niets is 
minder waar. De sokkel is het onderwerp of  het motief  van 
zijn werk, maar ‘een sokkel is ook een sculptuur en fysiek 
neemt hij een even belangrijke ruimte in als de sculptuur 
zelf ’. De beelden van Didier Vermeiren hebben nooit een 
sokkel, ze staan altijd rechtstreeks op de vloer.
 De beide presentaties zijn eenvoudig en helder, stijlvol en 
coherent. Ze beantwoorden perfect aan het uitgangspunt 
van de kunstenaar: ‘De ruimte creëert de sculptuur en de 
sculptuur creëert de ruimte’ en ‘tussen de werken is er geen 
hiërarchie’. Bij Greta Meert is er een overzicht te zien van de 
eerste twintig jaar. Hier zijn typische sculpturen samenge-
bracht waarbij identieke sokkels uit verschillende histori-
sche periodes in een spel van herhaling, omkering, verdub-
beling en inversie op elkaar werden geplaatst.
 In latere werken wordt eveneens het productieproces 
gethematiseerd, waarbij de mal of  gietvorm, die integraal 
deel uitmaakt van het werkprocedé, als het pendant van het 
beeld in de sculptuur geïntegreerd wordt. Hierdoor ontstaat 
een subtiel spel van positieve en negatieve vormen, van ori-
ginelen en replica’s.
 In de werken met polyurethaan wordt de traditionele ver-
houding tussen beeld en sokkel omgedraaid. Doordat de 
sokkel minder solide is dan het beeld dat erop staat, wordt 
het gewicht zichtbaar gemaakt.
 Verrassend is de vroege vloersculptuur Sans titre (1973), 
die bestaat uit verschillende rechthoeken in gebakken aarde 
die door een touw met elkaar verbonden zijn. Het toont aan 
dat Vermeiren reeds van in het begin de relatie tot de vloer 
onderzocht en dat hij verschillende pistes uitzette alvorens 
tot zijn gekende concept te komen. De touwen suggereren 
dat de sculptuur eventueel ook zou kunnen worden opge-
hangen. Uit een recent Photorelief uit 2012, dat zowel in 
Brussel als in Deurle te zien is, en waarvoor een foto van dit 
vroege werk afwisselend positief  en negatief  gebruikt werd, 
is duidelijk te zien dat de kunstenaar verschillende presen-
tatiemogelijkheden voor ogen had. Het Photorelief herinnert 
er ons overigens aan dat Didier Vermeiren zijn beelden sys-
tematisch fotografeert.
 Bij de recente werken is het onderwerp van de sokkel min-
der dwingend. De sculptuur staat eerder op zichzelf. Bij de 

opstelling in MDD maakt Vermeiren op een intelligente 
manier gebruik van de kwaliteiten van de architectuur met 
haar afwisselend witte wanden en de zowel doorschijnende 
als reflecterende ramen van de binnentuin. Ooghoogte en 
afstand zijn hierbij de belangrijkste parameters. Hier wor-
den ook de verwijzingen naar andere sculpturen duidelijk, 
niet alleen naar deze van Rodin of  Richard Serra – La mai-
son#2 (2009) is een gewaagde interpretatie van diens 
bekende House of  Cards (1969) – maar ook naar eigen werk. 
Er ontstaat een interne en externe dialoog. De beelden vor-
men een dynamisch proces, ze staan niet op zichzelf, maar 
maken deel uit van een netwerk van referenties en verwij-
zingen.
 Afwezig op beide tentoonstellingen zijn de sculpturen op 
wieltjes, die gebaseerd zijn op de Cages en de Chariots van 
Giacometti. Ze suggereren niet alleen een potentiële bewe-
ging in de ruimte, ze geven aan het beeld ook een oriëntatie. 
Ze laten zien dat een sculptuur ook een voor- en een achter-
kant, en twee zijkanten heeft.
 Beide tentoonstellingen geven een mooi inzicht in de proble-
matiek van een oeuvre dat aandacht heeft voor de ontologie 
van het medium en de continuïteit van zijn geschiedenis. Het is 
evident dat bepaalde aspecten van zijn werk in deze twee 
bescheiden, maar perfect complementaire tentoonstellingen 
niet aan bod komen of  onderbelicht zijn gebleven. Hieruit kan 
men alleen maar besluiten dat de tijd gekomen is voor een 
allesomvattende retrospectieve. Lieven Van Den Abeele

De citaten in de tekst werden ontleend aan Je travaille sur la 
présence, een discussietekst die de kunstenaar schreef  in 
2007 voor een workshop in Tate Modern. De tekst is te vin-
den op www.tate.org.uk/research/tateresearch/tate 
papers/07autumn/vermeiren.htm

p Didier Vermeiren nog tot 1 april in het Museum Dhondt-
Dhaenens, Museumlaan 14, 9831 Deurne (09/282.51.23; 
www.museumdd.be).
p Didier Vermeiren. Sculptures 1973-1994 liep van 21 janu-
ari tot 10 maart in Galerie Greta Meert, Vaartstraat 13, 
1000 Brussel (02/219.14.22; www.galeriegretameert.
com).

Spirits of  Internationalism. 6 European Collections 
1956-1986. M HKA, Antwerpen / Van Abbemuseum, 
Eindhoven. ‘Spirits of  Internationalism […] toont kunstwer-
ken gecreëerd tussen 1956 en 1986 en afkomstig uit zes 
Europese collecties. De tentoonstelling toont aan hoe de 
realiteit van de Koude Oorlog de kunst beïnvloedde en een 
andere betekenis gaf  aan de concepten ‘internationaal’ en 
‘regionaal’.’ Met die woorden kondigt het netwerk ‘De 
Internationale’ – bestaande uit vier musea en twee kunste-
naarsarchieven: het MACBA (Barcelona), Moderna Galerija 
(Ljubljana), het M HKA, (Antwerpen), het Van Abbemuseum 
(Eindhoven), Július Koller Society (Bratislava) en het 
KwieKulik Archief  (Warschau) – twee tentoonstellingen 
aan die momenteel lopen in het M HKA te Antwerpen en 
het Van Abbemuseum te Eindhoven. Het is lang geleden dat 
in de Benelux een tentoonstelling met zo’n ambitieus pro-
gramma werd georganiseerd. Met de ‘internationaliteit’ 
van de naoorlogse kunst en de relatie tussen de kunstpro-
ductie en de Koude Oorlog snijden het M HKA en het Van 
Abbe onderwerpen aan die de afgelopen jaren aan bod kwa-
men in twee prestigieuze manifestaties: Cold War Modern 
(Victoria & Albert Museum, Londen, 2008-2009) en Kunst 
und Kalter Krieg. Deutsche Positionen 1945-1989 (Los 
Angeles County Museum of  Art, Los Angeles / Germanisches 

Nationalmuseum, Nürnberg / Deutsches Historisches 
Museum, Berlijn, 2009-2010). De atypische tijdsafbake-
ning van Spirits of  Internationalism – van 1956 tot 1986 – 
suggereert een tegendraadse lectuur van het thema, en de 
keuze van het prikkelende affichebeeld – een kaart van 
Europa bedekt met klei die volgens onvoorspelbare breuklij-
nen is opengebarsten – roept de verwachting op dat het 
westerse perspectief  op het behandelde tijdvak wordt opge-
geven. Verfrissend is dat dit project het ‘autonome’ kunst-
historische verhaal over die periode wil doorbreken en de 
kunstproductie in het licht van de machtsverhoudingen 
van de Koude Oorlog wil lezen. Interessant is dat Spirits of  
Internationalism focust op beeldende kunst (terwijl de 
Londense tentoonstelling ook over design en architectuur 
handelde) en dat zij – in tegenstelling tot de tentoonstelling 
in Berlijn en Nürnberg die enkel de kunst van de twee 
Duitslanden thematiseerde – de hele globe bestrijkt. 
Veelbelovend is tot slot dat de makers gelijkenissen willen 
tonen tussen kunst uit het Westen, Oosten en elders. Leeft 
immers niet ten onrechte de idee dat de kunstwereld van de 
niet-westerse gebieden geïsoleerd zou zijn of  dat zij enkel de 
in het Westen geïntroduceerde tendensen zou reproduce-
ren? Kortom, de thema’s waarmee de iniatiefnemers uit-
pakken en de uitgangspunten die ze formuleren, zijn span-
nend en relevant.
 Wie met deze hooggespannen verwachtingen de tentoon-
stelling in het Van Abbemuseum betreedt, komt meteen tot 
een ontnuchterende vaststelling: de informatie die een der-
gelijke historische tentoonstelling veronderstelt, is uiterst 
minimaal. Ze is beperkt tot een zeer beknopte tijdslijn die 
aan het begin van de tentoonstelling wordt gepresenteerd. 
Per jaar wordt een handvol feiten opgesomd. Zo vernemen 
we dat in het eerste jaar van de tentoonstelling de Hongaarse 
opstand plaatsvond. In 1986 voltrok zich de ramp met de 
kernreactor van Tsjernobyl. Waarom begint de tentoonstel-
ling niet in 1955 (het jaar waarin het Warschaupact werd 
ondertekend) of  in 1961 (het jaar van de bouw van de 
Berlijnse Muur)? Waarom eindigt ze niet in 1989 (de Val 
van de Muur)? Het zijn vragen waarop geen antwoorden 
komen: de keuze voor de tijdsafbakening 1956-1986 wordt 
niet toegelicht.
 In de tentoonstellingszalen is het historisch referentieka-
der volledig achterwege gelaten. In plaats van de kunstwer-
ken – conform de inzet van de tentoonstelling – aan de his-
torische context van het Koude-Oorlogtijdperk te relateren, 
zijn ze verdeeld over een achttal haast platoons klinkende 
begrippen – de ‘Spirits of  Internationalism’ uit de titel: ‘het 
Concrete’, ‘het Essentiële’, ‘het Transcendente’, ‘het 
Ondermijnde’, ‘het (Ver)plaatsende’, ‘het Universele’, ‘het 
Gestelde’ en ‘het Geëngageerde’. Pontificaal zijn deze ter-
men met plakletters in elke zaal aangebracht. De ‘denkbeel-
den’ worden evenwel zo vaag gedefinieerd dat zowat alle 
kunst eronder kan vallen. Wat bijvoorbeeld te denken van 
de categorie ‘het Gestelde’? In de bezoekersgids lezen we: 
‘De kunstenaars uit het Gestelde weerleggen bestaande 
standpunten over hoe te communiceren en jezelf  te presen-
teren, of  maken die zichtbaar. Ze zijn gesteld omdat ze iets 
expliciet stellen en door deze daad verstoren wat gesteld is.’ 
Wat wordt hier eigenlijk gesteld? Een andere categorie – ‘het 
(Ver)plaatsende’ – kan dankzij de haakjes zowel werk 
omvatten waarin het ‘verplaatsen’ een rol speelt (Stanley 
Brouwn, André Cadere) als werk waarin het ‘verplaatsen’ 
géén rol speelt (bijvoorbeeld Jef  Geys). Er wordt ook een zaal 
gewijd aan ‘het Concrete’, met werk van Gego, François 
Morellet, Henk Peeters, Tomaz Salamun en Jan 
Schoonhoven. Het begrip ‘concrete kunst’ wordt al decen-
nialang gebruikt door kunstenaars, critici en kunsthistorici 
om kunstvormen aan te duiden die het licht zagen aan het 
einde van de jaren 50 en het begin van de jaren 60. Dat 
dergelijke kunst niet enkel in West-Europa wordt gemaakt, 
is genoegzaam bekend. Deze ruimte onderscheidt zich dus 
op geen enkele manier van een klassiek opgevatte collectie-
presentatie.
 De eerste twee zalen in het Van Abbemuseum behandelen 
‘het Geëngageerde’, met erg divers werk van vijf  kunste-
naars: collages met een ludiek-kritische boodschap in de tra-
ditie van de visuele poëzie (Paul De Vree), een onderzoeks-
project over de illegale Catalaanse pers (Grup de Treball), 
twee projecten die mediakritiek verbinden met de studie van 
de receptie van mediabeelden (Antoni Muntadas), een oefe-
ning in de observatie van menselijk (groeps)gedrag in de 
publieke ruimte (een video van Józef  Robakowski) en schil-
derkunstige manipulaties van krantenpagina’s (Toon 
Tersas). Dat die werken geëngageerd zijn, kan het kleinste 
kind zien, maar wat is daarmee gezegd? In welk debat zijn ze 
geëngageerd geweest? En in welke mate waren ze relevant 
of  zijn ze nog steeds relevant?

Didier Vermeiren

La Maison #2, 2009, foto: Virginie Schreyen, © Didier Vermeiren / ADAGP. Courtesy Galerie Greta Meert, Brussel

Paul Van Hoeydonck

Fallen Astronaut, 1972. foto: M HKA
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PhiliP Aguirre y Otegui, guillAume Bijl
line BOOgAerts, CristiAn BOrs & mArius ritiu

VAAst COlsOn, ilke De Vries, lArA DhOnDt
kris geVers, gerArD grOenewOuD & tilly Buij

mArC sChePers, mArie snAuwAert
Anne-mie VAn kerCkhOVen, luk VAn sOOm, 

liliAne Vertessen, mArtA VOlkOVA & slAVA sheVelenkO
lAurA wilsOn, tOm wOestenBOrghs

2 sPOren in het Centrum VAn turnhOut
heDenDAAgse kunst OntmOet erfgOeD

VAn 17 mrt tOt 20 mei

DOnDerDAg tOt zOnDAg, VAn 10 tOt 17 uur
meer infO OP www.wArAnDe.Be

Brett Bailey/Third World Bunfight — Eleanor Bauer/ 
GoodMove — The Forsythe Company — Oliver Frljić/ 
Mladinsko Theatre — Magdalena Arau — New Forms 
of Life — Claude Régy — Benoît Lachambre/Par B.L.eux —
Teatr Weimar — Jérôme Bel & Theater HORA — Miet Warlop/
CAMPO — Panaibra Gabriel Canda — Wael Shawky — 
andcompany&Co. — Inne Goris, Dominique Pauwels & 
Kurt d’Haeseleer/LOD — Anna Rispoli & Edurne Rubio —
Árpád Schilling/Krétakör — Árpád Schilling — Denicolai 
& Provoost + Transquinquennal — Boris Charmatz/Musée 
de la danse — Rimini Protokoll — Pieter De Buysser & 
Hans Op de Beeck — Pieter Ampe, Guilherme Garrido, 
Hermann Heisig & Nuno Lucas/CAMPO — Marcelo Evelin/
Demolition Inc. + Núcleo do Dirceu — Brice Leroux & 
Seth Horvitz — Rabih Mroué & Lina Saneh — Young Jean
Lee’s Theater Company — Faustin Linyekula & Ballet 
de Lorraine — Kornél Mundruczó — Toneelhuis/
Guy Cassiers — Chantal Mouffe

04 - 26.05.2012
BRUSSEL / BRUXELLES / BRUSSELS 

KUNSTENFESTIVALDESARTS

Info & tickets : +32 (0)70 222 199 

2012 ADS_2012 Witte Raaf 184 x 125  15/02/12  12:23  Page1

Netwerk / centrum voor hedendaagse kunst × Houtkaai z/n, B-9300 Aalst × T +32 (0)53 70 97 73 
× F +32 (0)53 70 97 72 × info@netwerk-art.be × Tentoonstellingen open woe. t/m za. 14 > 18:00,  
op concertavonden en events tot 22:00, op filmavonden tot 20:00 × tentoonstelling: € 1 / concerten en 
events: € 10 - 7  / films: 5 - 4,25

mrt/mei × 2012
www.netwerk-art.be

Netwerk / 
centrum voor 
hedendaagse 
kunst

fat birds doN’t fly
David Bergé × Holly Davey × Greet De Gendt × Ieva Epnere ×  
Karin Hanssen × Hou Chien Cheng × Johanna Lecklin × Charlotte Lybeer ×  
Bie Michels × Ingrid Mostrey × Emilie Pitoiset × Sonia Si Ahmed &  
Maya Dalinsky × Pilvi Takala × Caecilia Tripp × Els van Riel
Tentoonstelling  za. 24.03 > za. 13.05.2012 
Opening  za. 24.03 × 2030 
open di. t/m zo. 1400 > 1800 × gesloten zo. 08.04 en di. 01.05

the power of differeNce
Holly Davey × Vivian Rehberg & Dean Inkster × Sonia Si Ahmed & Maya Dalinsky 
× Because we are visual (Olivia Rochette & Gerard-Jan Claes)
Event vr. 20.04 × 2030

Hou Chien Cheng × Ieva Epnere  × Elena Sorokina × Lovely Andrea (Hito Steyerl)
Film+ di. 27.03 × 2000

Bie Michels × Rik Pinxten × Ellen Reymers × Christophe Van Eecke ×  
Lies Daenen × A Separation (Asghar Farhadi)
Film+ di. 17.04 × 2000

Karin Hanssen × Johan Pas × Kurt Vanhoutte ×  
The Thrill Of It All (Norman Jewison)
Film+ / Boekvoorstelling di. 24.04 × 2000 

Karin Hanssen × Johan Pas × Els Van Riel × David Bergé × Un film abécédaire 
(Eléonore Saintagnan)
Film+ di. 08.05 × 2000
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Wat voegt het M HKA hieraan toe? In dit museum treffen we 
nog minder informatie aan dan in het Van Abbe. Er is geen 
tijdslijn. Zelfs de koepelbegrippen uit het Van Abbe zijn in 
het M HKA achterwege gelaten. De bezoeker is aangewezen 
op de bezoekersgids om te weten te komen in welke sectie hij 
zich bevindt. In het M HKA blijft de toelichting beperkt tot 
een ultrakorte tekst aan het begin van het parcours waarin 
de aanpak van de tentoonstelling onder meer als volgt wordt 
gekarakteriseerd: ‘Het vertrekpunt is de Benelux-regio, die 
tijdens de Koude Oorlog actief  de Amerikaanse overheers-
ing omarmde, zowel in de kunsten als op andere gebieden.’ 
In de tentoonstelling zijn kunstwerken te zien uit de 
Verenigde Staten, Zuid-Amerika, Oost- en West-Europa, 
waaronder België en Nederland. Uit niets blijkt dat de 
Benelux-regio het vertrekpunt vormt. Nog absurder is de 
bewering dat de Benelux-regio – ‘zoals heel West-Europa’, 
voegt de bezoekersgids er zelfs nog aan toe – de Amerikaanse 
overheersing zou hebben omarmd ‘zowel in de kunsten als 
op andere gebieden’. Wat doe je dan met de talloze groepen 
(en kunstenaars) die zich – vooral tijdens de Vietnamoorlog 
– kritisch opstelden tegenover de Verenigde Staten of  zich er 
op virulente en zelfs gewelddadige wijze tegen verzetten? 
Bovendien suggereert deze zin dat alle niet-Amerikaanse 
werken uit de tentoonstelling als een bewijs van volgzaam-
heid ten aanzien van de Verenigde Staten moeten worden 
gezien. De werken doen nochtans het tegendeel vermoeden! 
De tentoonstelling omvat bovendien een stuk – geen kunst-
werk, maar een document – waarop deze uitspraak bij uit-
stek kan worden betrokken. Het betreft een pamflet/affiche 
getiteld L’Art à l’envers/De kunst omgekeerd/American Art in 
Belgium. Dit document werd in 1977 opgesteld door de 
Belgische kunstenaars Jacques Charlier, Lili Dujourie, Guy 
Mees, Panamarenko en Jan Vercruysse, en was bedoeld als 
een protest tegen de tentoonstelling American Art in Belgium 
die plaatsvond in het Brusselse Paleis voor Schone Kunsten 
in 1977. Doelwit van deze kunstenaars was niet ‘de 
Amerikaanse kunst’ – wat tevens blijkt uit het feit dat het 
pamflet door Amerikaanse kunstenaars werd ondertekend 
– maar de normatieve voorkeur van de kunstwereld en meer 
bepaald van de (Belgische) verzamelaars voor die 
Amerikaanse kunst. Het is een buitengewoon interessant 
document om het probleem van de ‘Amerikaanse overheer-
sing’ in de Belgische kunstwereld daadwerkelijk aan de orde 
te stellen. In het M HKA wordt het document evenwel zon-
der één woord uitleg gepresenteerd, ‘onleesbaar’ voor de 
bezoeker. In tegenstelling tot de kunstwerken is het boven-
dien niet in de bezoekersgids opgenomen. Klap op de vuurpijl 
is de sectie waarin het is opgehangen: ‘het Transcendentale’, 
waaronder overigens ook de documentaires van Jef  Cornelis 
en Tapis de sable van Marcel Broodthaers ressorteren. Bij 
zoveel onzin is het maar goed dat het M HKA de categorieën 
achterwege heeft gelaten!
 In geen van beide tentoonstellingen komen we iets over de 
internationaliteit van de kunst en haar verhouding tot de 
Koude Oorlog te weten. Spirits of  Internationalism kan dan 
ook volledig tot haar ondertitel worden gereduceerd:  
6 European Collections 1956-1986. Het is een collectiepresen-
tatie van het netwerk ‘De Internationale’, gespreid over twee 
plekken. Komen we niets over het geafficheerde thema te 
weten, met betrekking tot de ‘internationaliteit’ van het 
genoemde ‘netwerk’ kunnen wel pikante vaststellingen wor-
den gedaan. Zo valt op dat het Van Abbemuseum grotendeels 
onbekende kunstpraktijken uit Oost-Europese landen pre-
senteert – de stukken zijn afkomstig uit de Moderna Galerija 
te Ljubljana en de twee reeds genoemde privéarchieven – ter-
wijl de tentoonstelling in het M HKA gedomineerd wordt 
door uitstekende, maar genoegzaam bekende stukken van 
gecanoniseerde kunstenaars uit… het Van Abbe. In het Van 
Abbe kan men kennis maken met verrassende werken van 
onbekende kunstenaars, in het M HKA ziet men daarentegen 
vooral wat men al kent. Het M HKA komt er dus een stuk 
bekaaider van af  dan het Van Abbe. Een lesje van formaat 
over de internationaliteit van de kunstwereld in het post-
Koude-Oorlogtijdperk! Een saillant detail is dat in het Van 
Abbe ondertussen, buiten de imposante Lissitzky-collectie, 
vrijwel niets van de eigen collectie te zien is.
 Spirits of  Internationalism staat volledig in het teken van 
de vernetwerking en de mobiliteit van collecties. Het is niets 
meer dan een grootscheepse ruiloperatie tussen zes 
Europese collecties, en tussen het Van Abbe en het M HKA 
in het bijzonder. Daarmee past Spirits of  Internationalism 
perfect in de ideologie van de eengemaakte Europese markt. 
De boodschap van de tentoonstelling is dat internationale 
uitwisseling op zich een goede zaak is. Dát er wordt uitgewis-
seld volstaat. De vraag of  dit ‘vrije verkeer van museum-
stukken’ een inhoudelijke meerwaarde biedt, komt simpel-
weg niet aan de orde.  Koen Brams & Dirk Pültau

p Spirits of  Internationalism, tot 29 april 2012 in het Van 
Abbemuseum, Bilderdijklaan 10, 5611 NH Eindhoven 
(040/238.10.00; www.vanabbemuseum.nl), en tot 6 mei 
in het M HKA, Leuvenstraat 32, 2000 Antwerpen 
(03/260.99.99; www.muhka.be).

Absalon in Museum Boijmans Van Beuningen, 
Rotterdam. Als laatste project voor zijn dood wilde 
Absalon zes houten, witte ‘cellen’ bouwen: één in Parijs, 
New York, Berlijn, Frankfurt, Tokio en Tel Aviv. De eenper-
soons-Cellules (1991-92) zouden tussen vier en acht vier-
kante meter beslaan, beschikken over minimale voorzienin-
gen (bureau, bed, douche, keuken en opbergruimte) en 
efficiënt omspringen met ruimte (een lager plafond voor zit- 
of  ligruimte). Elke cel zou afgestemd zijn op de ‘maten’ van 
het lichaam van de kunstenaar. De oneigenlijke afmetingen 
en configuraties van de verschillende woonsten moesten 
leiden tot een symbiose tussen architectuur en de persoon 
van de kunstenaar, waarbij de woonst symbool staat voor 
Absalon en Absalon voor de woonst.
 Spreken over de kunst van Absalon kan moeilijk zonder 
ook de kunstenaar en zijn mythische levensloop ter sprake 
te brengen: hij werd geboren en groeide op in Israel, onder-
brak zijn legerdienst vroegtijdig, leefde twee jaar in een zelf-
gebouwde strandhut, verhuisde naar Parijs, koos voor een 
Bijbels pseudoniem, betrok een studio in een huis van Le 
Corbusier, en stierf  op 28-jarige leeftijd, waarschijnlijk aan 
de gevolgen van aids. De omkadering en scenografie van de 
tentoonstelling in Museum Boijmans Van Beuningen zijn 
helemaal op die vervlechting van kunst en kunstenaar 
afgestemd. ‘Wie is Absalon?’, is de eerste en voornaamste 
vraag in de brochure, die een gedetailleerde biografie van de 
kunstenaar omvat. De zaaltekst en het eerste, wat afgezon-
derde werk bij het binnenkomen sturen verder aan op een 
biografische blik. Bruits (1993), een videowerk waarin in 
close-up te zien is hoe Absalon repetitief  schreeuwt naar de 
camera, confronteert de bezoeker rechtstreeks met de 
figuur en stem van de kunstenaar. De helse kreten galmen 
door de hele tentoonstelling. Het bekijken van de verschil-
lende prototypes voor de Cellules, de maquettes, ontwerp-
plannen en op maat gemaakte meubelen wordt – voor zover 
dit niet reeds het geval was – onmogelijk zonder terug te 
koppelen naar Absalons persoon.
 De catalogus, gemaakt na de eerdere opstelling in Kunst-
Werke (Berlijn), bespeelt de mythe van de kunstenaar nog 
meer. De bijdragen van een architectuurhistoricus (Philip 
Ursprung), een kunstenaar (Moshe Ninio), van kunsthisto-
rici (Bernard Marcadé, Beate Söntgen) en curatoren (o.a. 
Nina Möntmann en Ute Meta Bauer) belichten het werk 
weliswaar vanuit verschillende en ook boeiende optieken, 
maar de levensloop van Absalon blijft dominant. Zo worden 
de hermetische cellen geïnterpreteerd als een kritiek op een 
opgelegde, Israëlische identiteit of  als een verwijzing naar 
de Bauhausesthetiek van Tel Aviv (Möntmann), of  wordt de 
notie van afzondering verbonden met de teruggetrokken 
natuur en ziekte van de kunstenaar (Bauer, Hans Ulrich 
Obrist, Susanne Pfeffer). Deze argumenten bedienen zich 
schaamteloos van romantische mythevorming. Ze suggere-
ren dat de betekenis van het kunstwerk rechtstreeks volgt 
uit de intenties van de artiest, en dat elke kunst- of  architec-
tuurhistorische referentie irrelevant is indien die niet gepas-
seerd is door de ‘handen’ van de kunstenaar. ‘De vraag is of  
een vergelijking met Malevich, Le Corbusier of  Bruce 
Nauman iets verduidelijkt over Absalons intenties en de 
essenties van zijn werk’, wordt in de brochure gesteld. ‘Hij 
[Absalon] ziet zijn werk liever in een bredere historische en 
maatschappelijke context, wil graag existentiële kwesties 
aansnijden en niet de kunst, maar de mens centraal stellen.’
 Niettemin lijkt in het geval Absalon de relatie tot zijn leer-
meesters en voorgangers erg interessant, zowel op biogra-
fisch vlak als meer structureel. Getuigen de Cellules en 
video’s niet van een eigenzinnige positie ten aanzien van de 
condities van de openbaarheid van de kunst, van de studio 
en de white cube, die kan worden teruggevoerd op Absalons 
studieperiode onder Daniel Buren, en wellicht ook Bruce 
Nauman, aan het Parijse Institut des Hautes Etudes en Arts 
Plastiques? Twee videowerken in de tentoonstelling, Bataille 
(1993) en Solutions (1992), wijzen in deze richting. In de 
eerste slaat de kunstenaar wild om zich heen, als het ware in 
gevecht met een lege kamer. De agressieve toon slaat gradu-
eel om in een hyperkinetische dans die sterk resoneert met 
video’s als Stamping in the Studio (1968) of  Dance or Exercise 
on the Perimeter of  a Square (Square Dance) (1967-68) van 
Bruce Nauman. In Solutions zien we dan weer korte opna-
mes van de kunstenaar als naumaniaanse deskiller: hij wrijft 
wat verveeld door zijn haar, drinkt een glas, legt zich te sla-

pen, masturbeert, rookt of  neemt een bad (Nauman: ‘Art is 
what an artist does, just sitting around the studio.’). Zulke 
‘reprises’ van Nauman getuigen van een kritische uitspraak 
omtrent de condities van de kunstproductie in de vroege 
jaren 90. De notie van deskilling, zo geeft Absalon aan, is 
opgerekt tot een maximum en daardoor niet langer geldig. 
Het verlaten van historische conventies in het maken van 
kunst is zelf  een historische conventie geworden: roken en 
rondwandelen zijn niet langer ‘aangeleerde hulpeloosheid’, 
maar kritische reflecties op de nalatenschap van de neo-
avant-garde. Wat Andrea Fraser stelde voor het museum 
geldt ook voor de kunstgeschiedenis: ‘er is geen buiten meer’.
 De ‘oplossing’ van Absalon ligt daarom niet in het verla-
ten, maar in de totale assimilatie van het kunstinstituut. 
Eén luik van dit instituut is de kunstgeschiedenis (het werk 
van Nauman); twee andere luiken zijn de studio en het 
museum. In het zogeheten poststudiotijdperk presenteren 
de Cellules zich als white cube-cum-studio’s in vijf  belangrijke 
kunststeden (New York, Berlijn, Frankfurt, Parijs, Tokio) en 
in het geboorteland van Absalon (Tel Aviv). Ze boetseren de 
leef- en werkomgeving van de kunstenaar naar het witte, 
contextloze tentoonstellingsmodel, met Absalons lichaam 
en een stedelijk ‘kenmerk’ als de enige specificerende ele-
menten – de capsule voor Parijs is ‘classical’, die voor New 
York ‘machine-like’. Absalons capsulaire bouwsels zijn 
daarom idiosyncratische erfgenamen van de in-situpraktijk 
van Daniel Buren. Waar Buren de institutionele ruimte 
analyseert en tot zijn werkterrein omdoopt, materialiseren 
de cellen deze strategie in specifieke, witgewassen studio’s. 
Ze vertalen de onmogelijkheid om te ontsnappen aan het 
instituut van de kunst (geschiedenis, studio, museum) in 
een reeks beklemmende, generische gevangenissen.
 Het zijn deze ‘limitaties’ die de praktijk van Absalon tot 
een radicaal tijdsportret maken. De deelaspecten van het 
kunstinstituut worden als een historisch gegeven opgevat 
en overgebracht op het mondiale netwerk van de heden-
daagse kunst in de vroege jaren 90. Dat het werk zich hier-
toe beroept op bestaande artistieke strategieën is niet enkel 
logisch maar ook relevant, zeker in het licht van de 
mythisch-biografische blik waar de tentoonstelling en cata-
logus op aansturen. De precieze relatie met ‘leermeesters’ 
als Nauman en Buren fungeert tegelijk als een weinig ver-
kend denkkader, en als antidotum voor de mythe van de 
kunstenaar.  Stefaan Vervoort

p  Absalon tot 13 mei in het Museum Boijmans Van 
Beuningen, Museumpark 18-20,  3015 CX Rotterdam 
(010/441.94.00; www.boijmans.nl).

Klee en Cobra, het begint als kind. De met veel publici-
teit gelanceerde tentoonstelling Klee en Cobra, het begint als 
kind is de grootste die het nu 16 jaar oude Cobramuseum in 
Amstelveen ooit organiseerde. Ze bestaat uit een 50-tal kin-
dertekeningen, ruim 130 tekeningen van Paul Klee (1879-
1940) en 120 werken van Cobra. De drieledige samenstel-
ling van de tentoonstelling fundeert het museum met een 
verwijzing naar drie tentoonstellingen die Sandberg kort na 
de bevrijding in het Stedelijk Museum Amsterdam organi-
seerde: Kunst en kind, een tentoonstelling van Paul Klee en 
een van de Experimentelen. De reacties waren toen zeer 
positief  voor de exposities van de kinderen en voor Klee; 
maar het werk van de latere Cobraschilders werd afgedaan 
als ‘geknoei en gekladder’. Nu hangt beneden in het 
Cobramuseum een 50-tal kindertekeningen. Op de etage 

Absalon

Tentoonstelling Museum Boijmans Van Beuningen 
foto: Lotte Stekelenburg

TIM VAN LAERE GALLERY
Verlatstraat 23-25  2000 Antwerp Belgium
Tel +32 3 257 14 17   Fax +32 3 257 14 25
info@timvanlaeregallery.com   www.timvanlaeregallery.com

ATELIER VAN LIESHOUT
15 March  - 5 May 2012

AARON VAN ERP 
10 May  - 30 June 2012
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Bart Vandevijvere 
& Bart Maris

Cultuurcentrum Gildhof
Sint-Michielstraat 9, 8700 Tielt

Dagelijks open 14u - 17u 
Alle info 051/42 82 20

frederik.vanlaere@tielt.be

18 3 12 > 22 4 12

beursschouwburg.be

beursschouwburg

2 weeks of performance, lecture, visual art, debate and music

Sapere 
aude ! 

dare to 
know !

21—31/03
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Art     Activism     Protest     Politics

WWW.MLEUVEN.BE

M - MUSEUM LEUVEN
L. VANDERKELENSTRAAT 28, 3000 LEUVEN
T. 016 27 29 29 | E. BEZOEKM@LEUVEN.BE

Mouvement #85 The Montreal Walks, The History of the Planet Earth and of Istanbul 
ceramic discs © Christoph Fink

MET DE STEUN VAN DE COMMISSIE ACTUELE KUNST VAN DE KULEUVEN
WWW.MERCATORINLEUVEN.BE

CHRISTOPH FINK 
Atlas der Bewegingen
ARCHIEF / beelden, stills en preliminaire schetsen

23.02.12 >< 06.05.12

locatie:KANALENEILAND
Auriollaan 98 | 3527 EX Utrecht

21st CENTURY 
ILL-DIGITAL TOYS 
Friso Wiersum

In a series of ill-digital pre-

sentations with and without toys 

Wiersum will touch on subjects 

as hipsterism and the making of 

new towns, historical forces and 

reframing the present, strolling 

as metaphor, photography and 

imagery. Films, pictures, ve-

getables, sounds and even minor 

storytelling will be part of the 

program. 

25.02.2012
Who’s speaking on Whose behalf? 

(Kick-0ff event)

23.03.2012
What happens to watching?

27.04.2012
The green night

11.05.2012
An event with the Nightwalkers 

Kanaleneiland crew

22.06.2012
Weekend of Architecture 

(Close-Off event)

EXPOTHESIS No2: WAKING 
UP FROM THE NIGHTMARE 

OF PARTICIPATION 
Editors: Nina Valerie 

Kolowratnik & Markus Miessen

Now available through 

Motto Distributions(DE)

 OMMU Distributions(GR) 

Signal-Return(US) 

For orders within the 
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info@expodium.nl

NIGHTWALKERS 
#SPRINGDANCE

26-27.04.2012 

(SPRINGDANCE SIDEPROGRAM)

www.springdance.nl
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Become friends with Mr Ex 
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SINGEL 100
Singel 100,  1015 AD Amsterdam
Tel. +31 (020) 6257764
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van 13 - 17:30 uur en op afspraak

Esther Levigne 
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Ger Meinema 
7 april - 28 april 2012

Sadik Kwaish Alfraji
2 mei - 3 juni 2012 www.artxs.nl

T + 31.20.6257214

F + 31.20.4214606

info@slewe.nl

www.slewe.nl

Slewe Gallery
Kerkstraat 105 A 

NL - 1017  GD  Amsterdam

Jerry Zeniuk
31.03 – 05.05.2012

Steven Aalders
12.05 – 16.06.2012
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wordt Klee naast Cobra gepresenteerd. Beide zijn zeer beïn-
vloed door de ‘oorspronkelijke uitingen’ van kinderen, maar 
niet op dezelfde manier.
 De kunstwerken van Klee en de Cobrabeweging zijn 
samengebracht volgens motieven die we kennen uit de ver-
beelding van het kind: fantasiedieren, maskergezichten, 
acrobatiek en agressie. Klees Muttertier (1937) hangt bij 
Constants Fantasiedieren (1949) en Orpheus en de dieren 
(1952) van Lucebert. De late Klee hangt meestal in de buurt 
van Appel en Jorn. Klee leed op het einde van zijn leven aan 
een spierziekte en kon het beheerste tekenen daardoor min-
der lang volhouden. Zijn tekeningen worden strakker en 
krachtiger. Hände hoch (1938) hangt naast Drift op zolder 
(1947) van Appel; het felle blauw en rood van Hungriges 
Mädchen (1939) bij een even doordringende Jorn uit 1951. 
Naast Opstand tegen de orde van Constant lijken Klees teke-
ningen haast schrijfoefeningen. Ze staan dicht bij de muziek 
en de poëzie; ze zijn rijk in kleur en willen als het ware gele-
zen worden.
 Klee ontdekte zijn eigen kindertekeningen bij toeval in 
1902 en werd later opnieuw gestimuleerd door die van zijn 
zoontje Felix. Hij bewerkte zijn vroegste tekeningen, knipte 
ze af  of  voegde er iets aan toe. Hij plakte ze op karton, gaf  ze 
een nummer en dateerde ze. Bovendien legde hij relaties 
met zijn latere werk, op grond van de thematiek die het met 
de kindertekeningen deelde. Klee zag in de kindertekenin-
gen een middel om orde te scheppen in zijn artistieke activi-
teiten. Van die methodische aanpak moesten de Cobra-
kunste naars nu juist niets hebben. Zij wilden werken als 
kinderen, primitief  en zonder model, in spontane vrijheid 
en in een complete breuk met de traditie.
 Na de desoriëntatie door de Tweede Wereldoorlog wijst 
Klee de weg voor de nieuwe generatie. Per land is de situatie 
verschillend. Egill Jacobsen, Asger Jorn en Carl-Henning 
Pedersen leerden in Denenmarken het werk van Klee en 
Kandinsky kennen op internationale tentoonstellingen. 
Ook het Bauhaus speelde een grote rol in de kennismaking 
met de moderne kunst. Tegelijk werden al in de jaren 30 in 
de tijdschriften Linien en Helhesten (hellepaard) afbeeldin-
gen opgenomen van kindertekeningen, primitieve rotsteke-
ningen en muurschilderingen. In Nederland bestond geen 
levendige volkskunst en geen aansluiting op het surrealis-
me. Eerst na de introductie van de kindertekening in het 
Stedelijk Museum in 1946 krijgt Klee een sleutelpositie in 
de nieuwe, experimentele kunst. De overeenkomsten tussen 
de Nederlandse Cobrakunstenaars en Klee komen tot uiting 
in de figuratie: fantastische, kleurrijke expressies van dieren 
en vogels, circusscènes met primitieve maskers, en irratio-
nele deformaties in ongekunstelde composities zonder diep-
tesuggestie, en met beweeglijke vertellende lijnen en zuivere 
kleuren.
 De oudere Eugène Brands (1913), die al met Klee kennis-
maakte op de tentoonstelling Abstracte kunst in 1938, werd 
vooral aangesproken door het magisch primitieve in Klees 
werk. Vanaf  1952 zou hij de tekeningen van zijn dochtertje 
Eugénie tot voorbeeld nemen. Voor Corneille wordt Klee een 
vaderfiguur wanneer hij in 1947 naar Hongarije reist en in 
Boedapest kennismaakt met zijn werk, naast dat van Miró 
en andere surrealisten. In 1948 reist Corneille in het voet-
spoor van Klee naar Tunesië. Voor Karel Appel en Constant 
is Picasso een belangrijker voorbeeld. Appel is daarnaast 
gefascineerd door kindertekeningen; niet de onschuld en 
onbevangenheid interesseren hem, maar de kinderlijke 
agressie. 
 In België speelt de relatie met het surrealisme een belang-
rijke rol. Alechinsky ondervindt geen directe invloed van de 
kindertekening, al neemt hij wel een tekening van zijn 
zoontje Nicolas als predella voor zijn schilderij.
 De gemeenschappelijke fascinatie voor de kindertekening 
en de opvallende verschillen qua inzet van Klee en Cobra 
leveren een intrigerende tentoonstelling op die niet alleen 
de fantasie prikkelt, maar door het aangeven van frappante 
parallellen en verschillen ook de wetenschappelijke studie 
stimuleert. Erik Slagter

p  Klee en Cobra, het begint als kind, tot 22 april in het 
Cobramuseum voor Moderne Kunst, Sandbergplein 1, 
1181 ZX Amstelveen (020/547.50.50; www.cobramuse-
um.nl). De tentoonstelling is een samenwerking met het 
Zentrum Paul Klee in Bern en het Louisiana Museum in 
Humlebaek. De Universiteit van Amsterdam sluit op de ten-
toonstelling aan met een wetenschappelijk programma.

Danser sa vie. ‘Mijn kunst is een poging om in gebaren en 
beweging de waarheid van mijn wezen uit te drukken. 
Vanaf  het begin heb ik niet anders gedaan dan mijn leven te 
dansen.’ De titel van de tentoonstelling Danser sa vie is over-
genomen uit bovenstaand citaat van Isadora Duncan, pio-
nier van de moderne dans aan het begin van de 20ste eeuw. 
Hoewel het eerste deel van Duncans uitspraak nu naïef  
mag aandoen, geeft het de impuls van de moderne dans 
goed weer. Op blote voeten en zonder korset droeg Duncan 
bij aan de bevrijding van het dansend lichaam uit het keurs-
lijf  van het klassieke ballet. Duncan bereidde zo de weg voor 
van de expressionistische Ausdruckstanz. Losgemaakt uit 
deze specifieke context, geeft de tentoonstellingstitel Danser 
sa vie de uitdaging weer die onvermijdelijk gepaard gaat met 
een tentoonstelling over de ‘dialoog’ of  ‘resonanties’ tussen 
moderne en hedendaagse dans enerzijds, en beeldende 
kunst anderzijds: hoe een levende, lichamelijke kunstvorm 
te exposeren in het museum? 
 De eerste zaal is een overweldigend openingsstatement 
dat de drie belangrijkste media in de tentoonstelling aan-
kondigt: beeldende kunst, film en performance. In het 
videowerk In the Palace van Daria Martin staan dansers stil 
in wisselende constellaties die de geschiedenis van de 
moderne dans evoceren, terwijl de camera tussen hen door 
‘danst’. Indrukwekkender zijn de enorme muurschildering 
La Danse – dite de Paris van Henri Matisse uit de jaren 30, en 
een danser die op de grond een trage choreografie uitvoert, 
een performance van Tino Sehgal. De aanwezigheid van de 
danser in de eerste zaal is een geniale zet, want roept direct 
de vraag op naar de verbanden tussen leven en kunst, tus-
sen kijken en bekeken worden. Vervolgens ontvouwt zich 
een labyrintisch parcours langs de geschiedenis van de 
moderne dans en de uitwisselingen met de beeldende kunst 
in de 20ste eeuw, van Nijinksi tot Gonzalez-Torres. De 
omvangrijke tentoonstelling – met 400 werken in verschil-
lende media – is opgedeeld in drie delen, die weer chronolo-
gisch zijn onderverdeeld in kleinere secties. De onderverde-
ling is gebaseerd op verschillende vormen van uitwisseling 
tussen dans en plastiek: ‘dans als expressie van subjectivi-
teit’; ‘dans en abstractie’; en ‘dans en performance’. 
 De lijfelijke indruk van Sehgals performance verlevendigt 
het historisch documentatiemateriaal. Foto’s van de scanda-
leuze dansvoorstelling l’Après-Midi d’un faune uit 1912 wor-
den verder ‘geanimeerd’ door een video van een recente 
remake van het ballet. Desalniettemin doet het hele ballet, 
inclusief  de destijds gewraakte masturbatiescène van de faun, 
gedateerd aan. De dynamische, seksuele kracht en impact 
van de legendarische danser Nijinksi komen dan weer wel tot 
uitdrukking in kleine sculpturen die Rodin van hem maakte, 
en, opvallend, in zelfensceneringen van Matthew Barney als 
faun in het werk Drawing Restraint 7 (Kid). Het koppelen van 
choreografen en kunstenaars die elkaar wederzijds beïnvloed-
den wordt in de rest van de tentoonstelling doorgezet, en voert 
in de eerste sectie over ‘Ausdruckstanz’ verder langs ritmische 
gymnastiek en Körperkultur, het expressionisme, en dans als 
Olympische sport tijdens het Derde Rijk. 
 De tweede sectie, ‘dans en abstractie’, concentreert zich 
eveneens op historische avant-gardes, en behandelt dada, 
orphisme, futurisme, de Stijl en het Bauhaus. Wederom 
worden kunstwerken aangevuld met documentatiemateri-
aal en film, en worden lijnen doorgetrokken naar latere ont-
wikkelingen in de 20ste eeuw. Wat hier vooral opvalt is de 
interactie tussen bewegend beeld en schilderkunst. Een 
videoprojectie toont de invloedrijke ‘serpentinedanseres’ 
Loïe Fuller, die met armprothesen onder lange gewaden een 
ingewikkelde choreografie uitvoerde, waarbij haar lichaam 
verdween in de abstracte bewegingsfiguren die zij creëerde 
met de stof  van haar jurk. Dit bewegend beeld actualiseert 
de impact van de introductie van beweging in de schilder-

kunst. In de ritmes van een schilderij van Sonia Delaunay 
van enkele jaren later, zie je ineens weer het afgebeelde 
dansfeest voor ogen. Nog leuker is Fernand Légers film 
Ballet mécanique uit 1924, een dadachoreografie van voor-
werpen als trechters, caleidoscopen en tulbandvormen, 
middels montage afgewisseld met fragmenten van het men-
selijk lichaam. Deze zeer uitgebreide sectie eindigt met 
ruimtefuturisme uit de jaren 60, dansexperimenten opgete-
kend in film en objecten, waarin Buck Rogers de licht-ruim-
temodulator van Alexander Rodtchenko lijkt te ontmoeten.
 Vanaf  de jaren 60 buitelen dansvernieuwers en perfor-
mancekunstenaars over elkaar heen in de derde sectie, 
‘dans en performance’. Cunningham, Johns, Kaprow, 
Warhol, Morris, Nauman, Schneeman, maar ook Pollock 
en Yves Klein ontbreken niet, en zelfs Helio Oiticica is erbij. 
Aan de kant van de choreografen zien we hier, behalve van 
Cunningham, onder andere film- en fotografisch materiaal 
van Jan Fabre, Martha Graham, Simone Forti, het Judson 
Dance Theater, Yvonne Rainer en Trisha Brown. 
 De uitgebreide, essayistisch opgezette tentoonstelling valt 
tegen het eind van het parcours stil. De laatste zaal bevat 
weliswaar verschillende filmzalen waaruit discomuziek 
klinkt, maar waar eerder historische filmfragmenten de wer-
ken van de avant-garde in de verbeelding weer tot leven kon-
den brengen, slaat de discomuziek bijvoorbeeld het werk met 
de getekende danspassen van Andy Warhol eerder dood. 
Misschien staan we kritischer tegenover de geëvoceerde con-
text omdat we er meer mee vertrouwd zijn. Disco roept hier 
louter een sfeer op. Net voor de uitgang staan twee werken 
van Felix Gonzalez-Torres. Het ene is een vierkant wit hou-
ten podiumpje, omkranst door gloeilampen. Het podium 
blijft leeg. Gloeilampen bakenen in een slinger een hoek van 
dezelfde zaal af. Hier hangen twee koptelefoons aan de muur, 
en een bordje geeft aan dat spontane dansparen hier de 
Weense wals mogen dansen. Niemand danst. Sterker nog, de 
kunstenaar wist dat, want het zou onmogelijk zijn de wals te 
dansen zonder verstrikt te raken in de draden van de kopte-
lefoons die aan de muur vastzitten.
 ’Elke dag dat men niet minstens eenmaal heeft gedanst 
dient als verloren te worden beschouwd’, schreef  Nietzsche 
in Aldus sprak Zarathoustra. Waar Duncan nog heilig in der-
gelijke uitspraken geloofde, en de moderne dans het utopi-
sche project volgde van een werkelijke uitdrukking van een 
waarheid, met en in het lichaam, steekt de postmoderne 
leegte aan het eind van een zo levendige tentoonstelling 
schraal af. De onbenutte werken van Gonzalez-Torres blin-
ken uit in lulligheid. En de afsluitende video stemt al hele-
maal somber: deze toont een voorstelling van de Franse 
choreograaf  Jérôme Bel, waarin eenzame dansers op tra-
gisch-clichématige meezingers lusteloos de inhoud van de 
liedteksten proberen te verbeelden. Is het dan werkelijk 
afgelopen met de vreugde en de ‘oerkracht’ van de dans? 
Het is lovenswaardig dat de inmiddels obligate nostalgie 
naar het project van het modernisme eigenlijk hier pas 
wordt opgeroepen. En gelukkig gaat het randprogramma 
elders in het gebouw verder met dansvoorstellingen, perfor-
mances, workshops en lezingen. Merel van Tilburg

p Danser sa vie tot 2 april in het Centre Pompidou, Place 
Georges Pompidou, 75004 Parijs (01/44.78.12.33; www.
centrepompidou.fr).

Berenice Abbott. Berenice Abbott, geboren in 1898 in 
Springfield, Ohio. Als kind van gescheiden ouders kent ze 
een armoedige jeugd. In 1917 volgt ze een semester journa-
listiek aan de Ohio State University. Een tweede semester 
komt er niet: ze verhuist aan de vooravond van de Eerste 
Wereldoorlog naar New York waar ze met twee vrienden een 
appartement deelt in Greenwich Village. Ze ontmoet er 
Djuna Barnes, Marcel Duchamp en Man Ray, geeft het ver-
langen op om schrijver te worden en begint zich te interes-
seren voor sculptuur. Ze leert er de waarde van onafhanke-
lijk denken en handelen kennen. De zucht naar autonomie 
zal haar tijdens het verdere verloop van haar leven nog regel-
matig parten spelen. Zoals zoveel Amerikaanse aspirant-
kunstenaars emigreert ze in 1921 naar Parijs, de bakermat 
van een radicale avant-gardekunst. Ze verdiept er zich in 
schilderen en beeldhouwen, terwijl ze in haar levensonder-
houd voorziet met allerlei klussen. In 1923 keert ze berooid 
van een lang verblijf  in Berlijn terug naar Parijs. Daar ont-
moet ze toevallig Man Ray. Het is een hartelijk weerzien. De 
kunstenaar vraagt haar om als fotoassistent voor hem te 
komen werken. Abbott aanvaardt, het avontuur begint.
 Het parcours dat Berenice Abbott (1898-1991) later als 
fotografe zal afleggen, is al even onvoorspelbaar als haar 
eerdere manoeuvres. Ze begint met portretten, schakelt dan 
met haar Changing New York-project ‘eensklaps’ over op 
stadsfotografie om zich dan ten slotte, na de Tweede 
Wereldoorlog, bijna volledig te wijden aan wetenschappe-
lijke fotografie; achteloos lijkt ze het ene genre in te wisselen 
voor een ander. Voeg daar nog aan toe de talloze artikels en 
boeken die ze schreef  over fotografie, haar niet aflatende 
ijver voor de promotie van de Franse stadsfotograaf  Eugène 
Atget (van wie ze in 1927 het archief  koopt en verscheept 
naar Amerika), haar werk als docent voor de New School in 
New York, een hele resem uitvindingen en verbeteringen 
van fotografisch materiaal (waaronder minstens vier gepa-
tenteerde) en men krijgt het beeld van een rijk gevuld (maar 
ook wat rusteloos) kunstenaarsbestaan.
 Abbotts traject begint al uitermate ongewoon: het is let-
terlijk via de achterdeur dat ze in de fotografie stapt. Nog 
voor ze zelf  fotografische opnames maakt, bewerkt ze er al 
van anderen. Twee jaar lang ‘prepareert’ ze fotografische 
beelden zonder een camera aan te raken. Fotografie is voor 

Paul Klee

schetsboek, 1889, privéverzameling, Zwitserland, ondergebracht bij 
Zentrum Paul Klee, Bern

Constantin Brancusi

kostuum ‘la sorcière’ van Lizica Codreano voor het ballet ‘Gymnopédies’
van Erik Satie, 1922. collectie François Fontenoy, Parijs. © Adagp, Paris 2011
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haar op dat moment niet meer dan het temmen en dirige-
ren van geprojecteerd licht op lichtgevoelig papier. Door 
haar nijvere arbeid in de donkere kamer ontdekt ze hoe ze 
dat flinterdunne beeld, dat doorgaans als een plat vlak 
wordt ervaren, alsnog een zekere plasticiteit, een diepte kan 
geven. Fotografie, zo leert ze hier, is spelen met volumes, 
vlakken en lijnen: het is een grafische kunst met sculpturale 
kwaliteiten. Pas in 1925, na zich twee jaar lang te hebben 
afgebeuld voor Man Ray, neemt Abbott voor het eerst de 
camera zelf  ter hand en begint ze foto’s (dat wil zeggen: por-
tretten) te maken. Eerst in het atelier van Man Ray, later, 
wanneer ze meer succes krijgt, in haar eigen atelier. Tot 
haar cliënteel behoort de internationale artistieke en intel-
lectuele avant-garde van Parijs: James Joyce, Jean Cocteau, 
Peggy Guggenheim, Djuna Barnes… Haar portretten zijn in 
tegenstelling tot die van Man Ray eerder sec en registre-
rend: ze grijpen terug naar een oudere portrettraditie waar 
de dialoog tussen fotograaf  en model erop gericht is iets van 
het karakter van de geportretteerde zichtbaar te maken. Ze 
wil iets waarachtigs capteren, niet iets frivools creëren: ze 
nodigt haar modellen uit zich zelfbewust in het beeld te zet-
ten. Haar naam en faam als portretfotografe stijgen gestaag, 
ze krijgt artistieke erkenning (een eerste solotentoonstelling 
in 1926, gevolgd door een deelname in 1928 aan het 
Premier Salon Indépendant de Photographie), en dan, plot-
seling, laat ze alles in de steek en verkast ze terug naar haar 
geboorteland, terug naar New York.
 De aanleiding voor de terugreis naar New York was eerder 
pragmatisch: de zoektocht naar een Amerikaanse uitgever 
voor het geplande boek over Eugène Atget. Maar eenmaal 
aangekomen raakt ze mateloos gefascineerd door de nieuwe, 
indrukwekkende stad die ze daar ziet verrijzen en besluit ze te 
blijven. Deze ‘fantastische passie’ voor de stad zal uiteindelijk 
leiden tot de reeks die haar naam voorgoed zal vestigen: 
Changing New York. Het gigantische project, financieel onder-
steund door de Works Progress Administration en institutio-
neel verankerd in het Museum of  the City of  New York, 
omvatte 307 beelden waarin ze de stedelijke mutatie pro-
beerde te capteren van het oude, horizontale New York in de 
moderne, verticale variant. Ook in deze reeks gaat ze koppig 
haar eigen weg: geen flatterende, esthetiserende lectuur van 
de stad (geen pittoreske sfeerbeelden), zelfs geen makkelijk 
verkoopbaar toeristisch stadsbeeld, wel een zakelijke, docu-
mentaire benadering in de lijn van de grote 19de-eeuwse 
voorbeelden. In deze ontvolkte architectuurfoto’s probeert ze 
voortdurend twee, op het eerste gezicht radicaal tegengestel-
de, benaderingen met elkaar te verzoenen: haar eigenzinnige 
standpunten en brutale kadreringen beklemtonen de subjec-
tiviteit van haar formele keuzes, terwijl haar scherpe focus op 
het onderwerp een beschrijvende neutraliteit suggereert.
 Aan die voortdurende strijd tussen interpretatie en regis-
tratie voegt Abbott na de Tweede Wereldoorlog, wanneer ze 

zich werpt op de wetenschappelijke fotografie, nog een laat-
ste, intrigerend hoofdstuk toe. Alles komt hier samen: haar 
diep gewortelde overtuiging dat fotografie in wezen een 
wetenschappelijke uitvinding is (en dus bij uitstek geschikt 
om wetenschappelijke fenomenen zichtbaar te maken), 
haar onwankelbaar geloof  in de communicatieve kracht 
van het fotografisch beeld, haar nooit aflatende experimen-
teerdrift om de grenzen van het fotografisch kijken te ver-
leggen. Het was een intense periode waarin alles opnieuw 
moest worden heruitgevonden: technieken werden verfijnd 
en verbeeldingsrijke visuele strategieën ontwikkeld om 
abstracte (en wezenlijk onzichtbare) wetenschappelijke 
fenomenen (zwaartekracht, magnetisme enzovoort) alsnog 
voorstelbaar te maken. Met deze didactische beelden, 
bestemd voor schoolboeken, bereikt Abbotts carrière een 
paradoxaal hoogtepunt: een grote, publieke zichtbaarheid 

gaat er gepaard met een totale afwezigheid van enige per-
soonlijke signatuur.
 De weg die Abbott aflegt, laat zich samenvatten als een 
stelselmatig verdwijnen van de fotograaf  uit het uiteinde-
lijke beeldproduct: haar werk neemt niet toe in artistieke 
eigenzinnigheid, maar juist in een zichzelf  wegcijferende 
dienstbaarheid. Dit bizarre einde van haar fotografische 
carrière, dat vanuit een strikt artistiek oogpunt enkel als 
een echec kan worden ervaren, creëert een extra moeilijk-
heid in het exposeren van Abbotts werk. Hoe de artistieke 
waarde van dit oeuvre aantonen, zonder de hybriditeit 
ervan in het gedrang te brengen? De ‘oplossing’ die de ten-
toonstellingsmakers naar voren schuiven, overtuigt in elk 
geval niet. Hun keuze om de drie periodes van Abbott apart 
te plaatsen leidt ertoe dat de bezoeker de (geleidelijke) ont-
wikkeling ervan niet langer kan navoelen. Sporen van haar 
opdrachtwerk worden zorgvuldig gewist (geen portretten 
van de zakenlui die ze voor Fortune maakte bijvoorbeeld, 
maar ook niets van de opnames die ze in opdracht van de 
architectuurhistoricus Henry-Russell Hitchcock uitvoer-
de), zodat alle aandacht op haar ‘autonoom’ werk komt te 
liggen. Vanuit die optiek kan het latere, wetenschappelijke 
werk, natuurlijk enkel als een onbegrijpelijke anomalie ver-
schijnen. Uiteindelijk voegt deze tentoonstelling niets toe 
aan de overzichtsexpo die reeds in 1991 in het Metropolitan 
Museum of  Art werd opgezet, iets wat de bezoeker trou-
wens ook kan vaststellen wanneer hij de lange documen-
taire bekijkt die de tentoonstelling afsluit. In die documen-
taire, opgenomen in het laatste levensjaar van Abbott, 
wordt net hetzelfde verhaal verteld als in de huidige ten-
toonstelling. Het intrigerende werk van Abbott verdient 
beter dan deze lauwe herhaling.  Steven Humblet

p Berenice Abbott (1989-1991), photographies, tot 29 april 
in het Jeu de Paume, Place de la Concorde 1, 75008 Parijs 
(01/47.03.12.50; www.jeudepaume.org). 

Panorama, Gerhard Richter. Panorama: het is een voor-
treffelijke titel voor de overzichtstentoonstelling van de 
hedendaagse Duitse schilder Gerhard Richter, die dit voor-
jaar eerst in Berlijn en later in Parijs te zien is. Zoals duide-
lijk werd bij een eerdere opstelling in de Londense Tate 
Modern, geeft de tentoonstelling een groots, panoramisch 
overzicht van Richters werk, thema’s en technieken over de 
afgelopen vijf  decennia.
 Vanaf  het binnenlopen van de eerste zaal valt op dat dit 
een uiterst doordachte en georkestreerde tentoonstelling is, 
in een strakke regie van Richter zelf. Een van de eerste wer-
ken is Table, een wit-grijs schilderij van een neutraal ogende 
tafel. Richter schilderde het beeld na van een foto in een 
Italiaans designtijdschrift, maar zette er nadien enkele 
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abstracte verfvegen over. Hoewel het werk in 1962 werd 
geschilderd, op een moment dat de schilder al enkele jaren 
bezig was, besloot Richter in 1969 om het uit te roepen tot 
het eerste schilderij van zijn oeuvre. Die beslissing om dit 
werk zo naar voor te schuiven in het oeuvre en in de ten-
toonstelling is opmerkelijk omdat het schilderij niet tot 
Richters sterkste beelden behoort. Maar de beslissing wordt 
begrijpelijk wanneer je in Panorama gaandeweg merkt hoe 
Richter de basiselementen van dit relatief  eenvoudige werk 
over meer dan vijftig jaar verder heeft uitgewerkt.
 Ten eerste is er de obsessie van de schilder om beelden die 
door anderen werden gemaakt te gaan naschilderen en 
opnieuw te interpreteren. Vaak wordt het afgebeelde object 
op ware grootte geschilderd, ook al was het originele beeld 
een veel kleinere foto. In het geval van Table wordt een foto 
van een magazinefotograaf  uitvergroot tot de schaal van de 
tafel zelf. Het is een benadering die Richter in zijn hele car-
rière blijft toepassen, met hoogtepunten als het fantastische 
Ema (Nude on a staircase), een erg persoonlijke variant op 
Duchamps Nu descendant un escalier, waarbij Richter zijn 
eigen vrouw als naaktmodel levensgroot schildert.
 Ten tweede toont Table het belang van de verftextuur en de 
schildertechniek. Nadat Richter de designtafel had nage-
schilderd, bewerkte hij het doek met een solvent waardoor 
de grenzen van alle afgebeelde kleurvlakken vervagen en 
lichtjes in elkaar overvloeien. In de rest van de tentoonstel-
ling blijft Richter de verf  van zijn werken behandelen met 
solventen, verschillende borstels of  rubberen aftrekkers. Het 
resulteert bij momenten in een soort afstand ten opzichte 
van het afgebeelde thema (Uncle Rudi uit 1965 of  de Baader 
Meinhofserie uit de late jaren 80), maar het is tegelijk een 
methode om zijn latere monochrome en abstracte werken 
hun unieke en gelaagde complexiteit te geven. Deze opper-
vlaktebehandelingen illustreren ook Richters kritische 
omgang met zijn eigen schilderijen. Het nodigt de toeschou-
wer uit om het werk van dichtbij te observeren, het onder-
werp te relativeren en de materialiteit van de afbeelding te 
ervaren. Zelfs de verschillende werken waarin Richter werkt 
met spiegelend glas realiseren een soortgelijke combinatie 
van inhoudelijke afstand en materiële nabijheid.
 Ten slotte is er de moeilijke relatie tussen abstractie en 
figuratie in het tafelschilderij dat Richter retroactief  heeft 
uitgeroepen tot het startpunt van zijn oeuvre. De wilde, 
grijze verfstroken waarmee hij een groot deel van de tafel 
overschilderde, lijken het designobject weg te krassen. De 
uitleg van de kunstenaar voor het overschilderen bevredigt 
niet echt: ‘I was dissatisfied because there was too much 
paint on the canvas and became less happy with it, so I 
overpainted it. Then suddenly it acquired a quality which 
appealed to me and I felt it should be left that way, without 
knowing why.’ Er is met andere woorden geen inhoudelijk, 
technisch of  artistiek motief  voor het door elkaar halen van 

een realistisch tafereel en een abstracte, expressionistische 
verfveeg. Als er al een verklaring is voor dit bijeenbrengen 
van figuratieve en abstracte beelden, dan lijkt die te liggen 
in Richters eigen intuïtie bij de compositie van een schilde-
rij. En het is precies deze intuïtieve vrijheid qua compositie 
die in de loop van de tentoonstelling verder ontwikkeld 
wordt en leidt tot de fantastische abstracte werken vanaf  de 
jaren 80, en tot de talloze overschilderde foto’s.
 Uiteraard dekt het eenvoudige beeld van een designtafel, 
dat Richter als openingsbeeld naar voor schuift, niet de vol-
ledige complexiteit van zijn werk en van Panorama. Het zegt 
bijvoorbeeld niets over zijn talloze herwerkingen van klas-
sieke thema’s uit de schilderkunst (zeezichten, landschap-
pen, stillevens, monochromen), over de intieme portretten 
van zijn familieleden en vrienden, of  over zijn schilderijen 
van hedendaagse historische gebeurtenissen. Maar ondanks 
deze missing links geeft Table je vanaf  het begin mee hoe je dit 
oeuvre kunt bekijken vanuit een combinatie van elementen: 
de herinterpretatie van beladen beelden, de afstand tot het 
afgebeelde verhaal, de nabijheid van de bewerkte verf  op het 
doek en het radicale herdenken van de compositie. En het is 
precies door deze combinatie dat Richter zijn bezoekers bijna 
verplicht om zijn oeuvre te bekijken vanuit het perspectief  
van de schilder: hoe hijzelf  bestaande beelden herinterpre-
teert, opnieuw inkadert, ontdoet van hun lading, een nieu-
we materialiteit geeft en in een nieuwe compositorische tra-
ditie plaatst. Dit is een tentoonstelling die je dwingt te kijken 
en te denken met de blik van de maker. De titel Panorama 
slaat met andere woorden niet alleen op het oeuvreoverzicht 

dat hier gepresenteerd wordt, maar geeft ook het persoonlij-
ke perspectief  aan waarmee Richter naar de wereld en naar 
zijn eigen discipline kijkt. Dries Vande Velde

p  Panorama, Gerhard Richter, tot 13 mei in de Neue 
Nationalgalerie, Berlijn. Van 6 juni tot 24 september 2012 is 
de tentoonstelling te zien in het Centre Pompidou te Parijs.

Beeldende kunst – terugblik
Herfsttij van het modernisme. De titel van deze tentoon-
stelling verwijst naar Johan Huizinga’s bekendste werk, 
Herfsttij der Middeleeuwen. In dat boek, geschreven begin 
20ste eeuw, bestudeert Huizinga de 14de en 15de eeuw niet 
als de overgang naar de Renaissance, maar als de laatste 
fase van de Middeleeuwen. De eerste zin luidt: ‘Het is meest-
al de oorsprong van het nieuwe, wat onze geest in het verle-
den zoekt.’ Verder in zijn voorwoord omschrijft Huizinga de 
inhoud van deze studie als ‘het woekeren van oude, dwin-
gende denkvormen over de levende kern der gedachte, het 
verdorren en verstijven van een rijke beschaving’.
 In de tentoonstelling Herfsttij van het modernisme wordt 
getracht onze tijd vanuit een gelijkaardig perspectief  te 
benaderen. In de catalogus schrijft Lorenzo Benedetti, 
directeur van de Vleeshal, dat ook vandaag ‘kunstenaars 
proberen uit het nu te stappen door bronnen uit het verle-
den te raadplegen en te gebruiken in hun kunst, waardoor 
ze ook een brug proberen te creëren met de toekomst’. Net 
als Huizinga gebruikt hij de metafoor van de nabloei, de tijd 
van de herfst, al gaat het dit keer niet om de herfst van de 
Middeleeuwen, maar die van het modernisme. 
 Huizinga signaleerde een uitholling van de vormentaal in 
de late Middeleeuwen. Beelden en verhalen hadden weinig 
meer te maken met het echte leven. De vormen waren in de 
nadagen van de Middeleeuwen puur artificieel geworden, 
maar hoe oppervlakkig en leeg ze zich ook voordeden, aldus 
Huizinga, bij gebrek aan alternatief  bleven ze nodig. Deze 
tentoonstelling verhoudt zich op een gelijkaardige manier 
tot het modernisme. Het uitdoven van moderne beloftes, 
het kwakkelen van het vooruitgangsdenken en een teruglo-
pende welvaart brengen de modernistische vormentaal in 
diskrediet, en toch worden de vormen van het modernisme 
gezien als de mogelijke bouwstenen om een nieuw engage-
ment uitdrukking te geven.
 Bas van den Hurk werkt met uitgeholde vormelementen. 
Direct bij binnenkomst in de Vleeshal had hij een ongeveer 
acht meter lange wand opgetrokken uit eigenhandig gelijm-
de gasbetonblokken. Deze onafgewerkte muur diende als 
drager en vormde tegelijk een grid voor zijn minimalistische, 
abstracte panelen of  doeken. Met deze verbleekte moderne 
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abstracties herinnert Van den Hurk ons aan academische 
kunsttheorieën uit de tweede helft van de 20ste eeuw, zoals 
we die kennen van Clement Greenberg en ook Rosalind 
Krauss. Daarbij werpt hij de vraag op of  deze historische 
canon nog van een nieuw elan kan worden voorzien.
 Een performatieve uitspraak, die met name domineerde 
in de bijdrage van Gwenneth Boelens, gaf  in zekere zin de 
toon aan voor de gehele tentoonstelling. Boelens liet het 
fysieke residu van de analoge fotografische operatie zien, 
zoals spetters van chemische oplossingen en celluloid. Door 
ter plaatste een levensgrote camera obscura te bouwen en 
ook te gebruiken, benadrukte Boelens het idee van het han-
delend subject binnen de kaders van een technisch procedé. 
Met de fluxusachtige titel Exposure Piece (Sensitizing) legde 
ze nog eens de nadruk op de werkelijke handeling, ofwel het 
evenement dat eerder had plaatsgevonden.
 Ook de minimalistische sculptuur van Martijn Hendriks, 
What comes into appearance must segregate in order to appear, ver-
wees naar eerdere gebeurtenissen. Het werk constitueerde zich 
door referenties aan concrete kunsthistorische feiten. Om te 
beginnen is de titel een citaat van Goethe dat ook door Robert 
Morris, boegbeeld van de minimalisten, in zijn befaamde Notes 
on Sculpture werd gebruikt. Hendriks’ sculptuur in de Vleeshal 
verschilde echter grondig van de minimalistische beelden van 
Morris; zijn werk was immers een exacte kopie van een 
bestaand object, namelijk een ontwerp voor een hekwerk van 
beeldend kunstenaar Marien Schouten, uitgevoerd in opdracht 
van het Stedelijk Museum in Amsterdam ter bescherming van 
Barnett Newmans eerder vernielde schilderij.
 Naast dit minimalistische object van Hendriks prijkten nog 
twee andere werken achterin de ruimte van de Vleeshal, 
namelijk een reusachtige print op papier met de afbeelding 
van een Middeleeuws wandtapijt van Rob Johannesma, en 
een werk van Remco Torenbosch dat bestond uit blauwe folie 
op een van de gotische ramen. Deze werken onderscheidden 
zich doordat ze een directe wisselwerking aangingen met de 
laatgotische architectuur van de Vleeshal en daarmee ook 
met Huizinga’s Herfsttij der Middeleeuwen. De print van 
Johannesma toonde een opgeblazen nieuwsbericht uit een 
Duitse krant over een recente aankoop door het Louvre, een 
Middeleeuws wandtapijt met als onderwerp de eerste Franse 
kroning. De aankoop kan volgens Johannesma als een beves-
tiging van het huidig nationalistische klimaat worden gezien. 
Hij plaatste de nationale kwestie op een internationaal podi-
um door een Franse aangelegenheid via Duitse verslagleg-
ging in Nederland te exposeren. Ook Torenbosch houdt zich 
bezig met nationalisme versus internationalisme. De aange-
brachte blauwe folie verwees naar de Europese eenheids-
kleur, die door de kathedrale architectuur van de Vleeshal 
extra mythisch werd opgeladen. Daarnaast had hij betonnen 
stenen geëtaleerd met ingegoten krantenpapier van de 
Financial Times die, zoals de titel Foundation Stones suggereer-
de, als grondstenen van toekomstige gebouwen zouden kun-
nen dienen. Dit laatste duidde wederom op de essentie van de 
meeste werken, waarin voorzichtig werd afgetast welke 
modernistische vorm- en denkpatronen in de toekomst nog 
bruikbaar zouden kunnen zijn. Leen Bedaux

p Herfsttij van het modernisme liep tot 18 maart in De Vleeshal, 
Markt, Middelburg (0118/652.200; http://vleeshal.nl). 

Aanwinsten
Xavier Tricot schenkt privécollectie aan MuZEE. 
Kunstenaar, curator en Ensor-kenner Xavier Tricot heeft 
een verzameling van meer dan zeventig grafische werken 
geschonken aan de stad Oostende. Uit deze collectie, die een 
staalkaart biedt van de naoorlogse beeldende kunst, presen-
teert Mu.ZEE een uitgebreide selectie. Zo is er werk te zien 
van onder meer Giovanni Anselmo, Marcel Broodthaers, 
Dan Flavin, Jannis Kounellis, Sol Lewitt, Giuseppe Penone, 
Sigmar Polke en Gerhard Richter. (www.muzee.be)

Philip en Inge van den Hurk schenken werk van 
Byars, Lüpertz en Mograbi. De Eindhovense kunstverza-
melaars Philip en Inge van den Hurk schenken het Van 
Abbemuseum drie kunstwerken uit hun privécollectie: een 
installatie van James Lee Byars, een schilderij van Markus 
Lüpertz en een videowerk van Avi Mograbi. Philip en Inge 
van den Hurk zijn lid van de Stichting Promotors Van 
Abbemuseum. (www.vanabbemuseum.nl)

Publicaties
Exhibiting the New Art. ‘Op losse schroeven’ and 
‘When Attitudes become form’ 1969. Het boek 
Exhibiting the New Art is het eerste deel van de reeks 
Exhibition histories, uitgebracht door het Londense platform 
Afterall dat ook het gelijknamige tijdschrift uitgeeft. In de 
woorden van de redacteuren is de reeks gewijd aan ‘ten-
toonstellingen van eigentijdse kunst die vormend zijn 
geweest voor de manieren waarop die kunst wordt ervaren, 
gemaakt en besproken’. Gegeven de intensieve aandacht 
van de laatste jaren voor het institutionele raamwerk rond-
om de conceptuele tendensen van rond 1970, verbaast het 
niet dat het eerste deel van de reeks is gewijd aan When 
Attitudes Become Form (curator Harald Szeemann, 
Kunsthalle Bern, 1969) en Op losse schroeven (curator Wim 
Beeren, Stedelijk Museum Amsterdam, 1969). Beide, vrij-
wel gelijktijdige tentoonstellingen gelden als mijlpalen in de 
Europese museale receptie van de postminimale kunst, de 
conceptuele kunst, arte povera en land art. Niet alleen 
introduceerden zij de formeel onorthodoxe verrichtingen 
van een jonge generatie Europese en Amerikaanse kunste-
naars bij een breed publiek; ze lanceerden ook een nieuw 
tentoonstellingsmodel, gekenmerkt door een ogenschijnlijk 
informele inrichtingsesthetiek en de incorporatie van in 
ruimte of  tijd verspreide ingrepen. In Exhibiting the New Art 
heeft een internationaal team van auteurs in 280 pagina’s 
de totstandkoming, opzet en inrichting van beide projecten 
tot in de kleinste details in kaart gebracht. Behalve een lang 
essay van MoMA-conservator Christian Rattemeyer, dat 
het geraamte van het boek vormt, treft de lezer uitvoerige 
schriftelijke en visuele documentatie aan, bronteksten, een 
thematische beschouwing en een schets van de vroegste 
receptie van beide projecten. Een (opmerkelijk eenzijdig 
Nederlandse) selectie van interviews met kunstenaars die 
aan een of  beide tentoonstellingen deelnamen, biedt ten 
slotte een aantal persoonlijke gezichtspunten op de gebeur-
tenissen van rond 1970.
 De enorme hoeveelheid informatie maakt van Exhibiting 
the New Art een waardevol document voor wie zich interes-
seert voor de internationale conceptualiserende tendensen 
van rond 1970 en de verspreiding en ontvangst ervan in 
Europa. Het boek bevat een schat aan documentatie in 
woord en beeld, deels opgediept uit de tentoonstellingsdos-
siers, deels opgetekend in gesprekken met betrokkenen van 
het eerste uur. De zorgvuldig gereconstrueerde tentoonstel-
lingsplattegronden en inrichtingsfoto’s zetten het handje-
vol beelden die in de literatuur telkens opnieuw worden 
gereproduceerd in perspectief  en geven een goede indruk 
van hoe de tentoonstellingen eruit hebben gezien. De 
nauwgezette reconstructie van beide evenementen is de 
grote verdienste van dit boek. Tentoonstellingen zijn vluch-
tig en de historische receptie ervan steunt sterk op beeldvor-
ming, met alle vertekeningen van dien. Even eenvoudig als 
effectief  brengt Exhibiting the New Art hierin correcties aan. 
Zo maken Rattemeyers plattegronden goed duidelijk hoe 
kleinschalig Op losse schroeven in werkelijkheid was: afge-
zien van een aantal interventies in en aan het gebouw 
speelde het evenement zich af  in een klein parcours in de 
rechteromloop van de benedenverdieping van het Stedelijk 
Museum. En erg geruchtmakend of  controversieel was de 
manifestatie indertijd evenmin, zo blijkt uit Steven ten 
Thijes verkenning van de ontvangst in de Nederlandse pers, 
al laat hij de lezer in zijn haastige gang langs de Nederlandse 
reacties in het ongewisse over de afzonderlijke oordelen en 
hun onderbouwing.
 Toch dringt de vraag zich op of  Exhibiting the New Art de 
mythevorming rond beide projecten uiteindelijk niet vooral 
bestendigt. Dat is met name te wijten aan de opzet van het 
boek. In haar inleiding brengt Teresa Gleadowe de legenda-
rische aura die in de kronieken van de conceptuele neo-
avant-garde vooral om Szeemanns tentoonstelling is komen 
te hangen tot twee keer toe ter sprake. Vervolgens stellen de 
auteurs het revolutionair nieuwe karakter van beide pro-
jecten nauwelijks ter discussie, terwijl de retoriek van de 
makers soms eenvoudigweg wordt gedupliceerd. Gezien de 
afstand die we nu hebben tot de gebeurtenissen van 1969 
zou je toch een meer evaluerend oordeel verwachten. Wat 
heeft de radicale ontgrenzing van het kunst- en tentoonstel-
lingsconcept die beide projecten uitdroegen nu per saldo 
opgeleverd? En wat is daarbij, ten opzichte van de periode 
ervóór, gewonnen? Wat is verloren gegaan? De auteurs lij-
ken vooral gevoelig voor de heroïek, maar zoals elke omwen-
teling heeft ook de herdefiniëring van de rol van museum en 
conservator haar schaduwkanten: de explosie van tentoon-
stellingen op de meest exotische locaties, tentoonstellings-
makers die poseren als metakunstenaar… Daarover zou in 
dit kader meer te zeggen zijn, maar Rattemeyer komt in zijn 
gerichtheid te reconstrueren wie es eigentlich gewesen amper 
aan dergelijke vragen toe. Ook elders in het boek wint 
beschrijving het van oordeel en analyse. Zo gaat Claudia de 
Lecce, in een op zichzelf  aardige tekst, in op de sponsoring 
van When Attitudes Become Form door de Amerikaanse siga-
rettenfabrikant Philip Morris. De betrokkenen bij de ten-
toonstelling die zij in haar tekst aan het woord laat komen 
doen daar opmerkelijk luchtig over. Saillant zijn vooral de 
relativerende opmerkingen van Hans Haacke, die zich rond 
het midden van de jaren 70 zou ontpoppen als de meest 
rabiate criticaster van de corporate sponsoring van het ten-
toonstellingswezen – een ontwikkeling die in Philip Morris’ 
financiële ondersteuning van de tentoonstelling in Bern zo 
ongeveer zijn oorsprong vond. Daarmee blijft evenwel de 
paradox onbesproken van een avant-garde-evenement dat 
ondanks alle geproclameerde ontregeling een grote speler 

uit het bedrijfsleven niet afschrikte om zijn naam eraan te 
verbinden – op grond van een gemeenschappelijk veronder-
stelde drang naar ‘vernieuwing’ (!). En dat andersom de 
exposerende kunstenaars die weet hadden van de deal met 
Philip Morris daar geen been in zagen – Lawrence Weiner 
herinnert zich bijna veertig jaar later vooral de beschik-
baarheid van gratis rookmateriaal tijdens de opening – 
biedt toch een geschikte uitvalsbasis voor een beschouwing 
over de dubbelzinnigheden die de houding van veel neo-
avant-gardistische kunstenaars tegenover de kunst- en 
maatschappelijke instituties kenmerkten.
 Behalve door de kroniekachtige opzet wordt een beteke-
nisweging van beide evenementen in de weg gestaan door-
dat ze nogal bot uit hun oorspronkelijke context zijn losge-
sneden. Van de eerdere verrichtingen van Szeemann en 
Beeren, de tentoonstellingspraktijk van de instellingen, het 
landschap van musea, galeries, verzamelaars en critici 
waarin de expositie zich afspeelde, krijgt de lezer een te 
schetsmatig beeld. Zo hadden de vernieuwende tentoonstel-
lingsprojecten die Sandberg begin jaren 60 in het Stedelijk 
Museum organiseerde een mooi aanknopingspunt kunnen 
vormen om het beeld van onvergelijkbare uitzonderlijkheid 
van Op losse schroeven te nuanceren. Soms lijkt Rattemeyer 
ook gewoon onvoldoende vertrouwd met aspecten van zijn 
onderwerp. Zo lijkt hij weinig zicht te hebben op Beerens 
kunstbegrip, wat doorwerkt op zijn duiding van diens inten-
ties en, in het verlengde daarvan, zijn interpretatie van de 
tentoonstelling. Zijn observatie dat de crux van de nieuwe 
kunst voor Beeren lag in de gewijzigde verhouding van het 
kunstwerk tot condities erbuiten is trefzeker. Maar vervol-
gens interpreteert hij de aard van die verhouding veel esote-
rischer dan die in werkelijkheid was. Voor Beeren lag die 
relatie niet zozeer op spiritueel niveau, zoals Rattemeyer sug-
gereert. Hem intrigeerden veeleer de concrete repercussies 
van het neoavant-gardistische kunstobject in het sociaal-
politieke domein. In zijn nadruk op de betrekking kunstob-
ject-publiek onderscheidde Beerens standpunt zich wezen-
lijk van dat van Szeemann. Die zag kunst uiteindelijk vooral 
in relatie tot de maker. Het kunstwerk was voor hem de uit-
komst van een proces van intuïties en overwegingen bij de 
kunstenaar – een houding die vorm aanneemt. Rattemeyer 
wijst weliswaar op dergelijke verschillen, maar weet daaruit 
geen kernachtige typering te destilleren, vooral waar het 
Beeren betreft. Het beeld dat Rattemeyer van Beeren schetst, 
steekt uiteindelijk wat flets af  bij de veel kleurrijker uitgete-
kende Szeemann. Onbedoeld en tussen de regels zet zich toch 
de tegenstelling vast tussen de flamboyante kosmopoliet met 
het onfeilbare innerlijk kompas en de degelijke, classificeren-
de kunsthistoricus, wereldberoemd in Nederland. Het prij-
zenswaardige streven recht te doen aan het historische 
belang van Op losse schroeven, dat in de internationale beeld-
vorming overschaduwd is geraakt door het veel gewiekster 
vermarkte When Attitudes Become Form, komt daarmee niet 
echt uit de verf. Rogier Schumacher

p  Theresa Gleadowe, Christian Rattemeyer, Steven ten 
Thije et al., Exhibiting the New Art. ‘Op losse schroeven’ and 
‘When Attitudes become Form’ 1969 verscheen in 2010 bij 
Afterall Books, Londen (www.afterall.org).

Aglaia Konrad. Carrara. De Oostenrijkse fotografe Aglaia 
Konrad, die woont en werkt in Brussel, heeft aan haar pro-
jecten een nieuw fotoboek toegevoegd: Carrara, gepubliceerd 
door Roma Publications in Amsterdam. Konrad heeft naam 
gemaakt met de manier waarop ze naar de stad kijkt en hem 
artistiek heeft voorgesteld in Elasticity (2002), Iconocity 
(2005) en Desert Cities (2008). Haar blik is in al deze werken 
zeer afstandelijk. Dikwijls is dat ook letterlijk het geval: we 
kijken vanaf  grondniveau, met een lege scène vooraan in 
het beeld, de horizon afgedekt, of  vanuit vogelperspectief, 
zonder horizon. Een specifiek onderwerp wordt niet geka-
derd. Het beeld biedt een uitsnede van een soort van stede-
lijkheid die de voorstelling geheel en gelijkmatig vult. De 
suggestie is dat deze stedelijkheid, voorbij de randen van het 
beeld, eindeloos doorloopt. De keuze om in reeksen te wer-
ken, die de gelijkaardigheid van de beelden doen uitkomen, 
benadrukt nog deze oneindige woekering van ‘hetzelfde’. 
Maar wat precies is deze eindeloze stedelijkheid?
 Het is er Konrad niet om te doen het stedelijk leven te 
betrappen en te portretteren. Ze fotografeert geen situaties 
of  intriges. In haar beelden gebeurt er nauwelijks iets. Geen 
anekdotes, geen bezigheden, geen sociaal verkeer. Konrad 
toont wat bestaat. De mensen die soms in beeld komen wor-
den niet geportretteerd, of  gevolgd door een reporter: ze 
bevinden zich op die plek, zonder activiteit. De stad ver-
schijnt niet als ‘milieu’ of  als eigen, menselijke habitat, maar 
als een stapeling van dingen, met de nadruk op de materiali-
teit. Natuurlijk wordt elke stad gebouwd, en is elk bouwsel, 
elke toren, elke brug, gewild – dat wil zeggen: door iemand 
gepland, ontworpen, gemaakt, en betaald. Elk bouwwerk is 
het resultaat van zeer vele, weloverwogen, kleine beslissin-
gen. De stad is gemaakt als ‘hardware’ voor het functioneren 
van een maatschappij. Maar Konrad toont hoe de betekenis 
vervluchtigt en de dingelijkheid verschijnt, wanneer men 
het handelingsstandpunt tussen haakjes zet, en zeker wan-
neer (zoals in de Desert Cities in de Egyptische woestijn) het 
gebouwde nauwelijks gebruikt wordt. Uiteindelijk blijkt de 
stad op zichzelf  niet gepland en gewild, geen instrument of  
functionele machine, geen geometrie, maar een wirwar, een 
‘hoop’. Konrad toont in haar fotografie hoe die hoop, die zich 
eindeloos uitbreidt, van God en mens verlaten, een geheel 
zonder architect of  ‘auteur’ – in de ruimte – opschuift in de 
richting van de chaos en – in de tijd – naar de ruïne.
 In het nieuwe boek fotografeert Konrad de bergen en 
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European conceptualization in analytical philosophy on history and
present (A), 2011-2012, foto: Leo van Kampen
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steengroeven voornamelijk in zwartwit, staand formaat, en 
van dichtbij, zodat steen en rots het beeld liefst helemaal vul-
len, met soms in de hoogte nog een streepje lucht. Geen 
bomen, geen begroeiing, geen schaal. Geen breedte, geen 
horizon, geen landschap. Staand omhoogkijkend, van dicht-
bij, of  vanuit de hoogte naar beneden gericht, dikwijls zon-
der houvast of  grond. Eerst lijkt het of  Carrara niet over ste-
delijkheid gaat, maar integendeel over primitieve natuur, 
over een berg, en misschien over hoe dat stuk natuur door 
menselijke arbeid opengemaakt en leeggehaald – ecologisten 
zullen zeggen: aangetast – wordt. Maar dat lijkt alleen maar 
zo wanneer men voornamelijk de associatie maakt met de 
geschiedenis en met wat zich in Carrara afspeelt, en niet bij 
de foto’s of  het boek zelf  blijft. Wanneer men het fotowerk 
zelf  alle aandacht geeft, merkt men hoe twee bewegingen of  
twee krachten zich met elkaar meten, en het beeld onder 
spanning brengen: het is onbeslisbaar of  Konrads Carrara 
toont hoe een stad, geleidelijk, nieuw uit een berg te voor-
schijn komt, dan wel of  een stad traag in een berg verdwijnt.
 Tevoorschijn halen is ontdekken: levare. Bouwen is stape-
len of  toevoegen: porre. De schilder en de bouwmeester 
komen tot een creatie door toe te voegen. In de steengroe-
ven van Carrara gaat men te werk per via di levare, zoals 
Michelangelo zegt, niet per via di porre. Een beeldhouwer 
voegt niet toe, maar hakt het overtollige weg, haalt zo de 
vorm naar voor die in het marmer slaapt; en wat hij ver-
vaardigt is enerzijds een beeld, en anderzijds puin. In 

Carrara ontdekt men, onder de berg, een stad, en bouwt dus 
per via di levare. In haar essay in het boek van Konrad inter-
preteert Angelika Stepken, meedrijvend met de deconstruc-
tionistische theorie, Carrara als een ‘negatieve ruimte’, als 
een voorstelling van een afwezigheid, als een confrontatie 
met een ‘rest’. Haar interpretatie wordt gestuurd door wat 
ze weet over Carrara, meer dan door datgene wat ze ziet. 
Want dat is niet wat er te zien is. De foto’s van Konrad tonen 
niet wat er niet is, maar wat begint te verschijnen wanneer 
men de huid van de berg wegkapt: architectuur. In Carrara 
legt Konrad een stad bloot. En niet gelijk welke stad, maar 
‘de’ stad, zoals Konrad die ook toont in haar oudere werk. 
Het basisbeeld van die stad, dat onder deze reeks van elkaar 
overlappende beelden doorschemert, is, zo blijkt in dit boek, 
Babel. De toren van Babel, de berg van Babel, zoals Pieter 
Bruegel hem voorstelt op het schilderij in het Museum 
Boijmans Van Beuningen te Rotterdam. Sommigen menen 
dat Bruegel zich voor zijn schilderij geïnspireerd heeft op het 
Colloseum, dat in de periode dat Bruegel in Rome verbleef  
als steengroeve gebruikt werd. Maar met het boek van 
Konrad voor ogen lijkt het veel waarschijnlijker dat Bruegel 
ook in Carrara is geweest en dat landschap door zijn hoofd 
is blijven spoken.
 Bij Bruegel toont, in de linkerbenedenhoek, de architect 
zijn plannen aan de koning, en de koning beslist hoe er 
gebouwd zal worden. Achter hen rijst de toren op, met de 
zigzaggende toegangswegen. Wanneer men scherp toekijkt, 
ziet men overal op de terrassen en onder de arcades minus-
cule arbeiders lopen, en bemerkt men de kleine hutten en 
stallingen die ze in en op de toren gebouwd hebben, waar ze 
wonen, vuurtjes maken en koken. Men bemerkt hun stel-
lingen, ladders en werktuigen. En zo realiseert men zich het 
kleine verschil dat de mensen maken. Natuurlijk is de 
wereld (ook) het werk van de mens. Maar terwijl men op de 
bovenverdiepingen vlijtig verder bouwt, allemaal geheel 
volgens de plannen en de procedures, worden de onderste 
lagen alweer aangetast door de tijd. Wat de tijd doet? 
Eroderen, verweren, losmaken, afvlakken, afronden, ver-
pulveren: de tijd laat de dingen (opnieuw) verdwijnen, de 
laagste verdiepingen van de toren van Babel lijken opnieuw 
‘rots’, of  ‘natuur’ te worden.
 Konrad toont precies de dubbelheid die ook de Toren van 
Bruegel kenmerkt. Haar boek is geen natuurfotografie, 
maar portretteert de primitieve zijnswijze van de stad. 
Carrara toont natuur: chaos, wildernis, primitieve natuur – 
waar monumentale geometrie uit naar voor komt: rechte 
treden, rechte wanden, patronen van rechte lijnen en stre-
pen. Puin en verspreide rotsblokken naast opgestapelde 
regelmatige blokken marmer; spleten en kloven in de berg-
wand naast duistere, recht uitgesneden gaten, hoog als 
poorten, die tot diep in de berg voeren. Dit geheel is tegelijk 
natuur en bouwwerk. Maar slechts dan, naderhand, precies 
zoals bij het lang bekijken van het schilderij van Bruegel, 
ziet men hier en daar een vrachtwagen, een werkkeet, een 
kabel, of  een mens, en beseft men plots de schaal van wat 
men ziet, de nietigheid van al dat bouwgedoe, de maat van 
gaten die in werkelijkheid zo hoog zijn als kerken, van treden 
zo hoog als vrachtwagens, en van die kleine brokken steen 
die in het rond gestrooid lijken, maar stuk voor stuk een 
mens kunnen verpletteren. Al tweeduizend jaar lang doen 
mensen hier, in deze bergen, precies hetzelfde werk – dat is 
even lang als er gebouwd is aan de Toren van Babel. Carrara 
is het resultaat, en Konrad laat zien dat het resultaat van 
deze lange, gestage arbeid per via di levare op hetzelfde neer-
komt als wanneer mensen elders steden bouwen per via di 
porre: niet een grote constructie, niet een gelukte ‘Stad van 
de Mens’, maar een bouwsel dat kantelt in zijn tegendeel: in 
‘natuur’. Het is het principe van alles wat we bouwen en wat 
we doen: we komen nooit tot een mooi, goed geordend, rede-
lijk geheel, waarin we vervolgens kunnen gaan wonen als in 
een gedachte. Terwijl we plannen en bouwen, maken we 
tegelijk cultuur en ‘natuur’. Niet die primitieve, zuivere 
natuur van de mythe, de natuur die aan de mens vooraf-
gaat, maar dat onbedoeld nevenproduct van de menselijke 
arbeid, de natuur die met het werk van de mens vanzelf  mee 
ontstaat. Daarom maakt het niet uit of  het schilderij van 
Bruegel en Konrads Carrara de grootheid van de menselijke 
arbeid, of  net integendeel, de almacht van de natuur tonen. 
De mensen zijn – of  ze nu winnen of  verliezen – altijd kleiner 
dan ze denken. Bart Verschaffel

p  Aglaia Konrad. Carrara, met een tekst van Angelika 
Stepken, verscheen in 2011 als Roma Publication 162, 
Roma Publications, Amsterdam (www.romapublications.
org). ISBN 978 90 77459 66 9.

p Tot 21 april loopt de tentoonstelling Monolith/life van 
Aglaia Konrad & Willem Oorebeek in de Sint-Lukasgalerie, 
Paleizenstraat 70, 1030 Brussel (02/250.11.66; www.
sintlukas.be).

China verandert jou. Het lijkt lang geleden dat Rem 
Koolhaas de collectieve verontwaardiging van zijn 
Nederlandse vakbroeders over zich afriep, omdat hij mee 
zou werken aan de onderdrukking van de Chinezen toen hij 
de opdracht voor de CCTV toren in Beijing aanvaardde 
(2002). De Nederlandse bureaus KCAP en MVRDV volgden 
kort daarna. Vanaf  2005 beproefden ook jonge architecten 
hun geluk. Eind 2011 verschenen ongeveer tegelijkertijd 
twee publicaties van Nederlandse architecten over hun 
ervaringen. Eerder al analyseerde Harry den Hartog de 
Chinese zoektocht naar een nieuwe identiteit. De drie boe-
ken samen geven een gedetailleerd en soms onthutsend 
beeld van de kansen en de onmogelijkheden voor westerse 

architecten in China. Ze tonen aan dat er in China sinds-
dien niet veel is veranderd. Vier op de tien boeren hebben 
hun akkers verlaten ten gunste van nieuwe bouwprojecten. 
Een kwart daarvan ontvangt geen enkele vergoeding, twee-
derde een bedrag dat ver onder de werkelijke waarde ligt. In 
de steden gaat het er niet veel anders aan toe. Ook zijn er 
grote milieuproblemen. En cijfers van ongevallen met 
bouwvakkers zijn er niet. De meeste bouwvakkers staan 
niet geregistreerd en werken illegaal.
 Maar de Nederlandse bureaus zien kansen. In China wórdt 
tenminste gebouwd. Het NAi speelde daar in 2009 op in met 
een Matchmakingprogramma dat erop gericht is Nederlandse 
architecten te koppelen aan lokale Chinese architecten en 
ontwikkelaars om samen te werken aan goede woningbouw-
projecten. ‘Nederlandse architecten behoren tot de wereldtop, 
maar hebben het in ons land op dit moment als gevolg van de crisis 
niet makkelijk. Mede dankzij het NAi kunnen zij nu in China hun 
creativiteit kwijt – een schoolvoorbeeld van hoe je van een pro-
bleem een kans kunt maken’, aldus de Nederlandse staatssecretaris 
van Cultuur, Halbe Zijlstra. Het eerste concrete bouwblok, ont-
wikkeld door ontwikkelaar VANKE, wordt dit jaar gebouwd. 
Die dingen gaan snel in China.
 Hoe snel alles evolueert wordt duidelijk in How the city 
moved to mister Sun. Journalist Hulshof  en architect 
Roggeveen beschrijven, betrokken maar neutraal, China 
van binnenuit. Ze doen dat vanuit het perspectief  van 
ondernemers, van woningzoekenden, of  van de rechteloze 
migrantenwerkers en boeren die in de stad werken zonder 
toegang tot onderwijs, zorg of  officiële huisvesting. Ze 
schetsen het leven van Mr. Sun, een boer die voor 300 dol-
lar werd uitgekocht omdat er een golfbaan op zijn land 
gepland stond. Van dat geld bouwde de man een huis van 3 
verdiepingen. Maar de stad raasde voort en ook dit huis 
moest wijken. Nu woont hij in een anoniem appartement in 
een van die nieuwbouwtorens. Er is het verhaal van Mr. 
Deng die een restaurant heeft in een tijdelijke stad rond een 
woontoren in aanbouw. Aan de voet ervan is door de aan-
wezigheid van het grote aantal arbeiders een complete 
informele stad ontstaan met huizen, winkels en kraampjes, 
restaurants, een bioscoop, een dokter en slaapcontainers. 
Als de toren af  is, verdwijnen de werkers naar de volgende 
toren. Ze werken van zonsopgang tot zonsondergang en 
komen het terrein niet af. Ze hebben vaak geen contract en 
krijgen vrijwel altijd te laat betaald. Ze dromen van terug-
keer naar hun geboortegrond. Er is het verhaal over Wang 
Lei, de mid-twintiger die een keuze probeert te maken uit 
honderden identieke woningen in Xi’an; over ontwikkelaar 
Ma Yapang, die de architect gebrek aan creativiteit verwijt; 
of  over Zhao Zuanchao, architect, die klaagt dat opdracht-
gevers alleen concepten willen, geen ontwerpen.
 Shanghai New Towns van Harry den Hartog richt zich wel-
iswaar alleen op de metropool Shanghai, maar is in de pro-
bleemstelling tot op zekere hoogte representatief  voor heel 
China. In een grondige analyse van de hedendaagse stad 
vanuit de geschiedenis zoekt Den Hartog naar de bindende 
factoren in de uitdijende metropolis. De Chinese overheid 
speelt een belangrijke rol, door de woningbouwmodellen te 
bepalen die geschikt zijn voor de Chinese behoeften. Naar 
goed Chinees gebruik hanteren overheden en ontwikke-
laars bestaande modellen uit het Westen, die ze vervolgens 
aanpassen aan lokale omstandigheden en culturele behoef-
ten. Den Hartog beschrijft een aantal projecten waarin het 
de Chinese bouwers is gelukt om samen met westerse ont-
werpers wijken te maken die aanknopingspunten bieden 
voor een nieuwe identiteit, een eigen verschijningsvorm.
 Het meest openhartige boek is zonder meer Je kunt China 
niet veranderen, China verandert jou van John van de Water. 
Het Chinese filiaal van NEXT Architects blijkt zeer lucratief, 
maar is ook een slangenkuil. Na een paar jaar heeft het 
bureau honderdduizenden vierkante meters bij elkaar gete-
kend, maar in cultureel opzicht is Van de Water het land 
nauwelijks genaderd. Hij heeft veel geleerd en veel vrienden 
gemaakt, maar ook handen vuilgemaakt, met zijn voeten in 
de klei gestaan en zijn eigen waarden verloochend in zijn 
alles overheersende wil om de Chinese cultuur te begrijpen. 
Van dat proces doet hij op fascinerende wijze verslag. Het is 
de zoektocht van een westerling in het culturele gedachte-
goed van de Chinese maatschappij, waarin alles anders is 
en niets is wat het lijkt. Van de Water hecht als westerse 
architect aan context, gebruiker, innovatie, visie, zoeken-
derwijs condities formuleren en ratio. In de Chinese maat-
schappij draait alles om confucianisme, feng shui, kopieer-
praktijken en prijsvragen waarin ‘tussentijdse suggesties’ 
van de opdrachtgever heel normaal zijn. De Chinezen met 
wie hij samenwerkt, zijn ondoorgrondelijk voor hem. Door 
het opstellen van een waarderingssysteem lijkt de commu-
nicatie beter te verlopen: zijn projecten zijn ‘good’, ‘very 
good’, of  ‘very very good’. Veel langer duurt het voor hij 
beseft dat Chinezen zijn open ontwerphouding in het geheel 
niet begrijpen. Zij hebben hem ingehuurd als westerse des-
kundige en ze verwachten van hem dat hij weet wat goed is. 
 De drie boeken schetsen een veelzijdig beeld van de bouw-
praktijk in China, maar laten vooral zien hoe ingewikkeld 
het is om vanuit een westerse context iets te begrijpen van 
de Chinese cultuur, waarin een andere geschiedenis, andere 
waarden, ideeën en prioriteiten aan de orde zijn. De vraag 
stelt zich daarbij of  het eigenlijk wel zin heeft. Kunnen al die 
Nederlanders iets bijdragen aan de ontwerpkwaliteit van 
bijvoorbeeld woningbouwprojecten in China? Op de schaal 
van de afzonderlijke projecten willen de auteurs dat graag 
geloven. Maar is dat inderdaad de vreugdevolle werkelijk-
heid? Of  is het een vorm van westerse arrogantie. Of  heb-
ben we hier simpelweg te maken met architectuur als 
exportartikel aangepast aan Chinese waarden? Het is op dit 
moment noch vanuit de Nederlandse, noch vanuit de 
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Chinese context met zekerheid te zeggen. Maar dat deze 
boeken bijdragen aan het zoeken naar antwoorden op die 
vragen is een feit. Al zijn het ontzettend westerse vragen, 
vermoedelijk. Indira van ’t Klooster

p  Michiel Hulshof  & Daan Roggeveen, How the city 
moved to Mr. Sun, China’s new megacities, verscheen in 
2011 bij SUN architecture, Prinsengracht 747,  1017 JX 
Amsterdam  (020/521.89.39; www.sunarchitecture.nl).
p Harry den Hartog et al., Shanghai New Towns, Searching 
for community and identity in a sprawling metropolis, ver-
scheen in 2010 bij Uitgeverij 010, Watertorenweg 180, 
3063 HA Rotterdam (010/433.35.09; www.010.nl).
p John van de Water, Je kunt China niet veranderen, China ver-
andert jou, verscheen in 2011 bij Uitgeverij 010 (idem). 

Lezersbrieven
Pleidooi voor een nieuw sociaal realisme. In de recen-
sie over de 1:1-tentoonstelling in Extra City Kunsthal 
Antwerpen (De Witte Raaf nr. 155) trekt Christophe Van 
Gerrewey ten strijde tegen het Monument voor de Verjaagde 
Rotterdammer (Staal, 2008). De criticus vermoedt een toe-
passing van de strategie van overidentificatie (BAVO, 2007) 
en bezweert de lezer dat een kunstwerk vragen moet opwer-
pen, gemeenschappelijke betekenissen zichtbaar dient te 
maken en naïeve opvattingen in een cultuurhistorisch per-
spectief  moet plaatsen. Hiermee predikt Van Gerrewey de 
disidentificatie: een kunstenaar neemt slechts een engage-
ment op ten aanzien van een maatschappelijk vraagstuk 
voor zover dit gebeurt vanuit een kritische afstand.
 Het Monument voor de Verjaagde Rotterdammer door-
kruist precies dit ideologische vacuüm waarbinnen kunste-
naars en gewillige critici rondzweven. Het concept werd 
ontwikkeld door Ronald Sørensen, voormalig fractieleider 
van Leefbaar Rotterdam en tegenwoordig Statenlid voor 
PVV. Toen de PvdA een ‘Monument voor de Gastarbeider’ 
voorstelde, reageerde Sørensen woedend dat ‘migranten 
ons per saldo meer hebben gekost dan opgeleverd’. Het was 
dus niet de gastarbeider die een monument verdiende, maar 
de hardwerkende Rotterdammer die door de toestroom van 
allochtonen haar eigen stad niet meer herkent.
 De kunstenaar is in dit project niet langer de intellectuele 
flaneur, maar een geëngageerde bemiddelaar tussen de poli-
tieke verbeelding en haar materiële weerslag. Uitzonderlijk 
was de gedetailleerde beschrijving die Sørensen optekende: 

‘Een bronzen beeld van een havenarbeider en zijn gezin, die 
vreemd rondkijken naar hun omgeving waar ze uit verjaagd 
zijn.’ Middels een telefoongesprek werd dit verlangen vertaald 
in een gedetailleerde projectdefinitie op basis waarvan een 
externe ontwerper een driedimensionale animatie opmaakte.
 Het Monument garandeert dat de beeldende representatie 
van een politieke constructie ongefilterd openbaar wordt. 
Wat moet een kunstenaar anders doen dan trouw blijven 
aan de realiteit? Is een kunstenaar oprechter als hij de ver-
wachtingen van zijn eigen opdrachtgever of  inspiratiebron 
censureert? Wat ons betreft is de zaak duidelijk: eerder dan 
zelfcensuur heeft de hedendaagse kunst nood aan een her-
nieuwd sociaal realisme. Het is precies de heilige vrees van 
kunstenaars – onder het toeziend oog van haar critici – voor 
alles wat riekt naar politiek die de reden is van de kleurloze 
middelmatigheid op het publieke beeldenkerkhof.
 Van Gerrewey gaat in zijn kritiek tevens voorbij aan de 
complementaire relatie van het Monument voor de 
Verjaagde Rotterdammer met het Monument voor de 
Gastarbeider. De twee monumenten stellen samen de poli-
tieke constructies aanwezig die reeds lange tijd het leven 
van velen gijzelen. Op het Afrikaanderplein te Rotterdam, 
waar in 1972 de eerste rassenrellen in Nederland plaats-
vonden, worden zij tot in eeuwigheid aan elkaar blootge-
steld. Hier verschijnt een sociaal realisme waarin de 
opdracht aan de kunst niet langer ligt in het eindeloze 
bevragen, deconstrueren of  beschimpen van de politieke 
representatie – uiteindelijk een hysterische reproductie – 
maar in de verzoening ervan met het dagelijkse leven.
 Dat het artistieke engagement met Ronald Sørensen 
omschreven wordt als een ‘perverse en ironische’ daad, 
toont hoe Van Gerrewey nog steeds denkt in het oude para-
digma. De criticus kan niet anders dan het ultieme doel van 
de kunstactie lezen als het openbaren van de slechte smaak 
van rechtse staatskunst. Een onbezonnen actie die, zo 
besluit hij, juist het tegenovergestelde realiseert: een extre-
me politisering van de kunst die de vele voordelen van de 
artistieke autonomie met de voeten treedt. Alzo reduceert 
de criticus de kunst tot haar gebruikelijke reproductieve 
commentaarfunctie op maatschappelijke gebeurtenissen 
waarin politici het monopolie op de verbeelding voeren.
 Het sermoen van Van Gerrewey bevestigt slechts een archa-
ische arbeidsverdeling. De maatschappij vrijwaart bij monde 
van haar politieke vertegenwoordigers de bestaansvoorwaar-
den van de vrije kunst – vrijheid van spreken, vrijheid van den-
ken, vrijheid om vragen te stellen, interpretatievrijheid. De 
criticus bewaakt dit heilig verbond zonder hetwelk politiek en 
kunst elkaar verbranden in een directe confrontatie.

En laat nu net deze 1:1 de inzet zijn waar wij ons ondubbel-
zinnig achter scharen. De tragiek in Van Gerreweys recensie 
is dat hij een werktekening verwart met het kunstwerk. Het 
Monument voor de Verjaagde Rotterdammer is geen ultieme 
daad van ‘artistiek martelaarschap’ gericht naar een verlicht 
kunstpubliek. Het materiaal dat het publiek in Extra City te 
zien krijgt, is een computersimulatie van een monument dat 
alle stemmen in het politieke spectrum aanwezig stelt in 
Rotterdam. De film registreert de appreciatie van de opdracht-
gever, Ronald Sørensen, en vormt zo de mondelinge garantie 
voor een spoedige realisatie.
 De verwarring verrast ons niet. Kunstcritici leven bij gra-
tie van het kunstdiscours. Ook Van Gerrewey’s voorbeeld, 
kunstcriticus Camiel van Winkel, reduceert keer op keer de 
kunstpraktijk tot de isolationistische verhouding tussen 
kunstconsument en kunstwerk. De negatie van de maat-
schappelijke condities die kunstbeleving überhaupt moge-
lijk maakt, resulteert in de droomwereld van de soevereine 
kunst. De jacht die Grootinquisiteur Van Gerrewey maakt 
op overtreders van de wet op de artistieke autonomie, is niet 
mogelijk zonder eerst het Monument binnen de kunst te 
sleuren. Daar, binnen de perimeter van het kunstdiscours 
en in de nabijheid van een verlichte incrowd, wordt de 
kunst blootgesteld aan zijn blinde isolationistische terreur.
 Het kritisch instrumentarium van Van Gerrewey is erop 
gericht elk oprecht politiek engagement te veroordelen in het 
licht van een zelf  afgebakende kunstgeschiedenis. Kunstkritiek 
gijzelt zo niet alleen de kunst, maar ook haar potentiële 
geschiedenis. Maar het Monument voor de Verjaagde 
Rotterdam is niet opgevat als een recalcitrante geste (in de 
foute keuze van een rechtse politieke opdrachtgever) laat 
staan als een postconceptueel kunstwerk (gericht op verglij-
dende doch ‘goed leesbare en genietbare’ betekenissen). De 
confrontatie van de twee monumenten op het Afrikaanderplein 
beoogt een vernietiging, opheffing of  verzoening – de toe-
komst zal het uitwijzen – die volgt op de scheppende daad van 
het Monument voor de Verjaagde Rotterdammer.
 Wij zetten ons in om de kunst terug macht te geven door 
haar aan ongecensureerde politieke krachten bloot te stel-
len. Kunst mag niet langer tot een interpretatiespeeltje 
gereduceerd worden in de handen van een legertje alwe-
tende maar vervreemde kunstcritici. Van Gerrewey stelde 
dat hij het Monument voor de Verjaagde Rotterdammer ten 
behoeve van de artistieke autonomie niet wilde verbieden – 
hoewel zijn onderliggende wens dit wel te doen hiermee dui-
delijk wordt. In dit licht stellen wij voor om de schrijfsels van 
Christophe Van Gerrewey te verbieden juist om de artistieke 
vrijheid te redden.  Gideon Boie (BAVO) en Jonas Staal

Nieuwe publicaties

• Anne Moeglin-Delcroix. Esthétique du livre d’artiste.  
Une introduction à l’art contemporain. Marseille: Le Mot 
et le Reste, 2012. 400 blz. 750 afb.  
ISBN 978-2360540136
Dit naslagwerk over de geschiedenis van het kunstenaarsboek in 
de periode 1960-1980 verscheen voor het eerst in 1997. Het is 
het meest volledige naslagwerk tot nu toe. Jarenlang was het 
moeilijk vindbaar op de boekenmarkt, maar nu is er dus een 
tweede druk. Volgens de uitgever is de tekst uitgebreid en zijn er 
meer afbeeldingen opgenomen.

• Danny Devos. Performan DDV 1979-2011. Danny 
Devos 160 performances. Antwerpen: Club Moral, 
2012. 320 blz. 275 afb. ISBN 978-9-0811-4263-2
Deze publicatie documenteert de 160 performances die de 
Antwerpse kunstenaar Danny Devos uitvoerde tussen 1979 en 
2011. In zijn performances hanteert Danny Devos dikwijls zijn 
eigen lichaam als medium. Hij zoekt dan de pijngrens op of  tart 
het uithoudingsvermogen waardoor hij de (passieve) toeschou-
wer in een ongemakkelijke positie brengt. In deze publicatie zijn 
alle performances chronologisch gerangschikt met fotodocumen-
ten en scenario’s. Informatie over de performances is ook te 
vinden op de website van de kunstenaar: www.performan.org.

• Mikko Kuorinki. The Order of  Things: An Archaeology of  
the Human Sciences. Karlsruhe: Mark Pezinger Verlag, 
2012. 432 blz. 500 ex.
De Finse kunstenaar Mikko Kuorinki manipuleerde de Engelse 
vertaling van Michel Foucaults boek Les mots et les choses: une 
archéologie des sciences humaines (1966) op een bijzondere manier. 
Hij herschikte alle woorden in alfabetische volgorde. Zodoende 
begint het boek met het engelse lidwoord ‘a’, dat over meer dan 
twee pagina’s herhaald wordt. 432 bladzijden verder eindigt het 
boek met het woord ‘zoophytorum’. Als lezer kan je in een 
oogopslag zien hoeveel keer Foucault het woord ‘language’ of  het 
woord ‘representation’ gebruikte, om maar enkele uitschieters te 
noemen. Het lidwoord ‘the’ neemt zelfs meer dan 20 pagina’s in 
beslag, wat meteen zorgt voor een decoratief  effect. Allerlei 
vreemde informatie borrelt op in dit kunstenaarsboek. Het 
formele project krijgt zin en betekenis doordat Mikko Kuorinki 
met de tekst van een Franse structuralist aan de slag ging. Het 
deconstructivisme van Jacques Derrida en de analyses van 
Jacques Lacan lonken om de hoek…

• Giorgio Maffei / Maura Picciau (red.). Alighiero e Boetti. 
Beyond Books. Mantova: Corraini Edizione, 2011.  
320 blz. ISBN 978-88-7570-317-2
De Italiaanse kunstenaar Alighiero e Boetti (1940-1994) maakte 
niet alleen kunst met zeer diverse materialen, maar was conceptu-
eel ook erg veelzijdig. Daarenboven vertaalde hij zijn vele reizen 
(Afghanistan, Japan…) naar een politiek alerte kunst. Dat maakt 
hem tot een van de voorlopers van de ‘global artist’ zoals we die 
nu kennen. Maar dat is niet alles. Ook op het gebied van drukwerk 

was hij een duizendpoot. In deze publicatie worden alle kunste-
naarsboeken van Alighiero e Boetti gedocumenteerd (een 
dertigtal), maar ook de inserts, posters, affiches, postkaarten, 
puzzels en uitnodigingen. Opvallende projecten zijn onder andere 
het Dossier Postale (1969-1970), een mail-artproject waarbij 
Alighiero e Boetti aangetekende brieven verstuurde naar bekende 
figuren uit de kunstwereld, maar met fictieve adressen. Hierdoor 
werden de brieven steeds weer naar Alighiero e Boetti geretour-
neerd. Een ander opvallend project was een maandenlange 
overeenkomst met de communistische krant Il manifesto 
(1980-1981) waarbij de kunstenaar elke dag een beeld leverde 
voor publicatie. De beelden functioneerden als een visuele rubriek. 

• Posture Editions N°1. Adriaan Verwée. Toca da Raposa. 
[Gent]: Posture Editions, 2012. 64 blz. 40 afb.  
ISBN 978-94-9126-202-9 
Posture Editions N°2. Paul Gees. Ohne Warum. [Gent]: 
Posture Editions, 2012. 88 blz. 48 afb.  
ISBN 978-94-9126-201-2
Vorig jaar verscheen het nulnummer van Posture Editions met 
een presentatie van het werk van Nikolaas Demoen. Nu zijn er 
twee nieuwe afleveringen op rij verschenen die opnieuw 
monografisch van aanpak zijn. Het accent van deze onregelma-
tige periodiek ligt op de afbeelding van kunstwerken. De 
reproducties zijn genereus geplaatst. De kijker bladert als het 
ware door een tentoonstelling. In de marge van deze verzameling 
beelden worden ook begeleidende teksten afgedrukt.

Samenstelling: Marc Goethals
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Tentoonstellingsagenda
Initiatieven van openbare instellingen en adverteerders van De Witte 
Raaf worden gratis in de agenda opgenomen. Opname van andere ini-
tiatieven gebeurt via een steunabonnement (€ 50) voor zes vermel-
dingen of een abonnement (€ 25) voor een eenmalige vermelding.

Kijk voor meer info en een wekelijks geactualiseerde agenda op 
www.dewitteraaf.be.

België
Aalst

Netwerk – Centrum voor Hedendaagse 
Kunst
Houtkaai z/n – 053.78.89.81 
di-zo 14-18u
❑ ‘Fat Birds don’t Fly’ – David Bergé, 
Charlotte Lybeer, Els van Riel, Hou Chien 
Cheng, Pilvi Takala… [24/3 tot 13/5]

Stedelijk Museum Aalst
Oude Vismarkt 13 – 053 73 23 45 
ma-vr 10-12u – 13-17u/za-zo 14-18u
❑ ‘Rebellen van Boon’ – Louis Paul Boon 
(1912-1979) [17/3 tot 23/9]

Antwerpen

Annie Gentils Gallery
Peter Benoitstraat 40 – 03/216.30.28 
wo-za 14-18u
❑ ‘Salvo, Group Show Featuring the 
work: Gun Shot by Kris Vleeschouwer’ – 
Danny Devos, Filip Francis, Charlotte 
Schleiffert, Herman Van Ingelgem, 
Stephen Willats… [15/3 tot 5/5]

Artists space LOCUS SOLUS
Pourbusstraat 14 – 0610128996 
vr-za 14-18u
❑ ‘The present is the result of the past 
IX. Space Volumes; Light and space traps 
(1965-1970)’ – Franck Gribling [tot 
14/4] ❑ ‘The present is the result of the 
past X’ – Carel Blotkamp en Monique 
Toebosch [21/4 tot 26/5]

Axel Vervoordt Gallery
Vlaeykensgang – 0477 88 80 60 
wo-za 14-18u
❑ Shozo Shimamoto [15/3 tot 5/5]

deSingel Internationale Kunstcampus
Desguinlaan 25 – 03.248.28.28 
wo-zo 14-18u bij voorstellingen 19-23u
❑ ‘Jonge makers denkers dromers. 
Architectuur in Vlaanderen’ – BEL 
Architecten [tot 18/3] ❑ ‘Objecten & 
Territoria’ – Andrea Branzi [tot 26/5]

Extra City – Kunsthal Antwerpen
Tulpstraat 79 – 03 677 16 55 
woe-zo 14-19u do 14-20u
❑ ‘The Residence (reading room)’ – 
Ronny Heiremans & Katleen Vermeir [tot 
1/4] ❑ ‘Magicgruppe Kulturobjekt. A 
collaboration with Ludwig Forum Aachen’ 
– Marcel Hiller, Suchan Kinoshita, Lara 
Dhondt, Hans Wuyts, Markus 
Zimmermann… [tot 1/4] ❑ ‘Chasing 
Shadows. Thirty Years of Photographic 
Essays’ – Santu Mofokeng [4/5 tot 29/7]

FotoMuseum (FoMu)
Waalse Kaai 47 – 03/242.93.00 
di-zo 10-18u
❑ ‘Vrielynck Collectie 2: The Infernal 
Dream of Mutt and Jeff. An Installation’ 
– Zoë Beloff [tot 3/6] ❑ ‘Imaging 
History’ – Shimon Attie, Sally Mann, 
Bart Michiels, Simon Norfolk, Taryn 
Simon, Bruno Vandermeulen, Danny Veys 
[tot 3/6] ❑ ‘Jonge Belgische Fotografie’ 
– Sarah Carlier/Lara Mennes [tot 3/6]

Galerie Micheline Szwajcer
Verlatstraat 14 – 03.237.11.27 
di-vr 10-18u30 za 12-18u30
❑ ‘Les énigmes de Saarlouis’ – Jos De 
Gruyter & Harald Thys [tot 17/3]  
❑ Matt Mullican [22/3 tot 5/5]

Galerie Van Der Mieden
Pourbusstraat 15 – 03.231.77.42 
wo-za 14-18u
❑ Hamish Fulton [16/3 tot 5/5]

Koningin Fabiolazaal
Jezusstraat 28 – 03 242 04 16 
di-zo 10-17u za 10-18u
❑ ‘De Modernen. Kunst uit Nederland’ 
– George Hendrik Breitner, Vincent Van 
Gogh, Carel Willink, Pyke Koch, 
Lucebert, Karel Appel… [tot 19/8]

Letterenhuis
Minderbroedersstraat 22 – 03/222.93.20 
di-zo 10-17u
❑ ‘Villa Isengrimus. Louis Paul Boon’ 
[18/3 tot 4/11]

Lokaal 01 – Antwerpen
Provinciestraat 287 – 03.238.81.66 
vr-za 13-17u
❑ Erki De Vries & Pieter Huybrechts [tot 
7/4] ❑ Ištvan Išt Huzjan [16/4 tot 12/5]

M HKA
Leuvenstraat 32 – 03.260.99.99 
di-wo/vr-zo 11-18u do 11-21u
❑ ‘Spirits of Internationalism. 6 European 
Collections 1956-1986’ – Stanley Brouwn, 
René Heyvaert, Sigmar Polke, Guy Mees, 
Bruce Nauman… [tot 6/5] ❑ ‘Too Far, Too 
Close’ – Chantal Akerman [tot 10/6] 
❑ ‘Nieuwe Kunst in Antwerpen 1958-1962: 
de zolder-mythe’ – Paul Van Hoeydonck, 
Mark Verstockt, Dan Van Severen, Jef 
Verheyen, Walter Leblanc… + Zin Taylor 
[tot 18/3] ❑ ‘Nieuwe kunst in antwerpen 
1958-1962 # 2: moeten wij blinden leren 
zien?’ – Jozef Peeters, Georges Vantongerloo, 
Felix De Boeck, Paul Joostens… + Freek 
Wambacq [30/3 tot 13/5]

MAS – Museum aan de Stroom
Hanzestedenplaats 1 – 03 338 44 34 
di-zo 10-17u
❑ ‘Meesterwerken in het MAS. Vijf 
eeuwen beeld in Antwerpen’ [tot 30/12]

Stadspark
Rubenslei-Quinten Matsijslei-Van Eycklei 
❑ ‘De Sokkel 2. Pointing and Shouting’ 
– Ria Pacquée [tot 29/4]

Tim Van Laere Gallery
Verlatstraat 23-25 – 03.257.14.17 
di-za 14-18u
❑ Atelier Van Lieshout [15/3 tot 5/5] 
❑ Aaron van Erp [10/5 tot 30/6]

Venstergalerie
Ernest Claesstraat 14 
❑ ‘Kitchenette’ – Sylvie Macias Diaz [tot 
19/3]

Zilvermuseum Sterckshof Provincie 
Antwerpen
Hooftvunderlei 160 – 03.360.52.52 
di-zo 10-17u30
❑ ‘Esthétique Moderne’ [tot 9/4]  
❑ ‘Van nature verwonderd en ontroerd’ 
– Georges Cuyvers [tot 1/5]  
❑ ‘Sterckshofopdracht 2011: Prelude to 
a Kiss’ – Georges Cuyvers [tot 1/5]

Asse

Galerie De Ziener
Stationsstraat 55 – 02/452.77.86 
vr-zo 15-18u
❑ Fred Bervoets/Jo De Smedt [18/3 tot 29/4]

Bornem

Sint-Bernardusabdij
Kloosterstraat 71 – 03 890 69 30 
di-vr 10-18u, za-zo 14-18u
❑ ‘De Nieuwe Gouden Eeuw’ – William 
Sweetlove, Luc Tuymans, Wim Delvoye, 
Denmark, Sam Dillemans… [tot 13/5]

Braine-l’Alleud

Ecole des Arts de Braine-l’Alleud
47, Rue du Château – 02 384 61 03 
di-vr 14-19u za 10-14u
❑ ‘Colorific’ – Greet Billet, Dan Walsh, 
Gerwald Rockenschaub, Jan Maarten 
Voskuil, Pieter Laurens Mol… [tot 5/5]

Brugge

Erasmus’s – Utopia Contrast Galerie
Ezelstraat 62 – 0498 75 43 37
wo-ma 15-18u (en op afspraak)
❑ ‘Sculpture Painting- and Tradition Art’ – 
Philippe Baran/Jacques Villeneuve [tot 25/3]

Provinciaal Hof
Markt 5 – 050.33.06.40 
wo-)zo 14-17u
❑ ‘Vierjaarlijkse Prijs voor Architectuur van 
de Provincie West-Vlaanderen’ [tot 22/4]

Brussel

a.ve.nu.de.jette/institut de carton
Jetselaan 41 – 0485 565 238 
za 28/1, 11/2, 24/3, 21/4, 12/5: 14-18u 
of op afspraak
❑ ‘Les Secrets de la Mémoire’ – Willem 
Oorebeek [tot 20/5]

Almine Rech Gallery
Abdijstraat 20 – 02 648 56 84 
di-za 11-19u
❑ Joel Morrison [tot 11/4]  
❑ Ida Tursic & Wilfried Mille [tot 11/4]  
❑ ‘Thomas Kiesewetter’ – Thomas 
Kiesewetter [21/4 tot 25/5]

Argos centrum voor audiovisuele kunsten
Werfstraat 13 – 02.229.00.03 
wo-zo 11-18u
❑ ‘Sweet Protestations. Performing 
Reality in Public Space’ – Vincent 
Meessen, Messieurs Delmotte, Angel 
Vergara Santiago, Wolf Vostell, Luc 
Deleu, Filip Francis [tot 1/4]  
❑ ‘Cantemus. Choirs, the Sublime and 
the Exegesis of Being’ – Sven Johne, 
Tobias Putrih, Guido van der Werve, 
Artur Zmijewski [tot 1/4] ❑ ‘The 
Residence (a wager for the afterlife)’ 
– Katleen Vermeir and Ronny Heiremans 
[tot 1/4] ❑ ‘A story of perception. A 
selected history of Documenta. Featuring 
videos about Documenta 4/5/6’ [22/4 tot 
1/7] ❑ ‘Twisted Realism’ – Maria Iorio & 
Raphaël Cuomo [22/4 tot 1/7]  
❑ ‘Plot Point Trilogy’ – Nicolas Provost 
[22/4 tot 1/7]

Art Brussels
Brussels Expo (Heizel) – 02/740 10 11 
12-19u
❑ ‘Art Brussels – 30th contemporary art 
fair’ [19/4 tot 22/4]

Artiscope
St.-Michielslaan 35 – 02.735.52.12 
ma-vr 15-18u (za op afspraak)
❑ ‘Futures’ – Domenico Bianchi, Edward 
Kienholz, Hermann Nitch, Robert 
Rauschenberg… [tot 29/6]

Atomium
Atomiumsquare – 02.475.47.77 
Ma-zo 10-18
❑ ‘Architectonic, betongevels 
(1958-1980)’ [tot 15/4]

Baronian_Francey
Isidore Verheydenstraat 2 – 02.512.92.95 
di-za 12-18u
❑ Charles Sandison [tot 14/4]  
❑ Dan Rees [20/4 tot 19/5]

Botanique
Koningsstraat 236 – 02.226.12.11 
wo-zo 12-20u
❑ ‘Reg’ – Marcel Berlanger/Jonathan De 
Winter [tot 22/4]

BOZAR
Ravensteinstraat 23 – 02.507.83.91 
di-zo 10-18u do 10-21u
❑ ‘Photographs 1951-2010’ – Cy 
Twombly [tot 29/4] ❑ ‘Poëzie voor Cy 
Twombly. Audioguide. Zes schrijvers laten 
zich inspireren door zijn foto’s’ [tot 29/4] 
❑ ‘Per Kirkeby and the Forbidden 
Paintings of Kurt Schwitters’ – Per 
Kirkeby [tot 20/5] ❑ ‘Nothing is 
readymade’ – Kurt Ryslavy [tot 29/3]  
❑ ‘Brussel 2040. Drie visies voor een 
metropool in een scenografie van Lhoas 
& Lhoas architectes ism Codefrisko’ – 
51N4E, l’AUC, Bureau Bas Smets, 
Studio 012 Bernardo Secchi Paola 
Viganò, KCAP Architects&Planners… 
[16/3 tot 15/4]

De Elektriciteitscentrale
Sint-Katelijneplein 44 – 02.279.64.44 
10u30-18u
❑ ‘Present!’ – Walter Swennen, Benoît 
Félix, Arié Mandelbaum, Stephan 
Balleux… [tot 22/4]

De Loketten. Vlaams Parlement
IJzerenkruisstraat 99 – 02 552 11 11 
ma-za 10-17u
❑ ‘Contour On Tour: Videokunst in het 
Vlaams Parlement’ – Michaël 
Borremans, Wim Catrysse, Nicolas 
Provost, Sarah Vanagt, Johan 
Grimonprez… [21/3 tot 11/7]

De Markten
Oude Graanmarkt 5 – 02.512.34.25 
di-zo 12-18u
❑ ‘Present!’ – Walter Swennen, Benoît 
Félix, Arié Mandelbaum, Stephan 
Balleux… [tot 22/4]

Galerie Greta Meert
Vaartstraat 13 – 02.219.14.22 
di-za 14u30-18u
❑ ‘Sculptures 1973 – 1994’ – Didier 
Vermeiren [tot 31/3] 
❑ ‘Tropismes’ – Ian Wallace [20/4 tot 
16/6] ❑ Jef Geys [20/4 tot 16/6]

Galerie Jan Mot
Antoine Dansaertstraat 190 – 02.514.10.10 
do-za 14-18u30
❑ ‘A Corral Around Your Idea’ – John 
Baldessari, Pierre Bismuth, Mario Garcia 
Torres, Robert Heinecken, Joachim 
Koester, Jonathan Monk, Stephen Prina 
[tot 31/3] ❑ Ian Wilson [7/4 tot 26/5]

Hectoliter
Rue Philippe de Champagne 5 b3 
do-za 14-19u zo 14-18u
❑ ‘Die Welttraumforscher. De 
Werelddroomonderzoekers. Het Derde 
Bewustzijn’ [tot 1/4]

Hopstreet
Hopstraat 7 – 02 511 05 55 
do-za 14-18u (of op afspraak)
❑ Sofie Bird Møller & Bettina Buck 
[24/3 tot 12/5]

Koninklijke Musea voor Schone 
Kunsten van België
Regentschapsstraat 3 – 02.508.32.11 
di-zo 10-17u
❑ ‘Jordaens en de Antieken’ [tot 
27/1/2013] ❑ ‘Stanley Kubrick 
Photographer’ [21/3 tot 1/7] ❑ ‘KOME 
– Kunstwerken op meerdere exemplaren’ 
– Jef Geys [20/4 tot 8/7]

Meessen De Clercq
Abdijstraat 2a – 02 644 34 54 
di-za 11-18u
❑ ‘Relics’ – Katrín Sigurdardóttir [tot 
12/4] ❑ ‘Actual Space’ – Sarah Bostwick 
[tot 12/4] ❑ ‘Satier: Lead on Copper’ – 
Carl Andre [tot 12/4]

Museum van Elsene
Jean Van Volsemstraat 71 – 02.515.64.22 
di-zo 9u30-17u
❑ ‘De Belle Époque van Chéret. Van 
affiche tot decor’ – Jules Chéret 
(1836–1932) [tot 20/5]

Sint-Lukasgalerie Brussel
Paleizenstraat 70 – 02.250.11.66 
di-vr 10-17u za 13-17u
❑ ‘Monolith/life’ – Aglaia Konrad, Willem 
Oorebeek [tot 21/4]

Vanhaerents Art Collection
Anneessensstraat 29 – 02 511 50 77 
1ste za/maand 14-17u
❑ ‘Sympathy for the Devil’ – James Lee 
Byars, Wim Delvoye, Bruce Nauman, 
Jenny Holzer, Barbara Kruger… [tot 
30/11/2013]

WIELS Centrum voor Hedendaagse 
Kunsten
Van Volxemlaan 354 – 02.347.30.33 
wo-zo 11-18u, 1ste en 3de wo/maand 11-21u
❑ ‘Apperception’ – Daan van Golden [tot 
29/4] ❑ ‘Flagrant Delight’ – Rosemarie 
Trockel [tot 27/5]

Xavier Hufkens
St.-Jorisstraat 6-8 – 02.639.67.30 
di-za 12-18u
❑ David Noonan [tot 31/3]  
❑ Evan Holloway [5/4 tot 5/5]

Charleroi

BPS 22
Boulevard Solvay 22 – 071.27.29.71 
wo-zo 12-18u
❑ ‘Swap’ – Gianni Motti [24/3 tot 27/5]

Musée de la Photographie
Avenue Paul Pastur 11 – 071.43.58.10 
di-zo 10-18u
❑ ‘L’ordre des choses. Photographies 
1958-1988’ – Georges Vercheval [tot 
20/5] ❑ ‘Bureaucratics’ – Jan Banning 
[tot 20/5] ❑ ‘Cette montagne c’est moi’ 
– Witho Worms [tot 20/5]

Deinze

Museum van Deinze en Leiestreek
Lucien Matthyslaan 3-5 – 09.381.96.70 
di-vr 14-17u30 za-zo 10-12u 14-17u
❑ ‘Ecce Homo. De Heilig-Bloedprocessie 
van Meigem’ – Gustave Van de Woestyne, 
Albert Servaes, Dan Van Severen, Wim 
Delvoye, Luc Tuymans, Jan Van 
Imschoot… [tot 15/4]

Deurle

MDD (Museum Dhondt-Dhaenens)
Museumlaan 14 – 09.282.51.23 
di-zo 10-17u
❑ Didier Vermeiren [tot 1/4]  
❑ ‘Herinnering aan een zondag. P.-G. Van 
Hecke en de kunstenaars in de jaren 
1920’ [tot 1/4] ❑ Rebecca Warren [15/4 
tot 17/6] ❑ Jerry Galle [15/4 tot 17/6] 
❑ Chloe Piene [15/4 tot 17/6]

Drogenbos

FeliXart Museum
Kuikenstraat 6 – 02.377.57.22 
do-zo 10u30-17u
❑ ‘Grenoble 1927: een panorama van de 
Belgische kunst’ [tot 27/5]

Elsene

XXL ART on Waterloo 503
Steenweg op Waterloo 503 – 02 347 78 95 
do-za 14-18u (en na afspraak)
❑ ‘Tekeningen. Rond het thema van de 
natuur’ – Sabine Corman, Françoise Vigot, 
Anne Marie Finné, Jacques Dujardin, 
Jean-Claude Flebus [22/3 tot 28/4]

Eupen

IKOB – Internationales Kunstzentrum 
Ostbelgien
Rotenberg 12 – 087.56.01.10 
di-zo 13-17u
❑ ‘Collection Museum Van Bommel Van 
Dam Venlo’ [tot 18/3]

Gent

Caermersklooster
Vrouwebroersstraat (Patershol) 
09.269.29.10 
di-zo 10-17u
❑ ‘Ave Eva. Vrouwen door de ogen van 
Rops en Meersman’ – Félicien Rops/Karl 
Meersman [tot 1/4]

Galerie Jan Dhaese
Ajuinlei 15 B – 0477.43.77.94 
do-za 14-18u zo 11-14u
❑ ‘Tricksters’ – Jennifer De Plu [tot 15/4]

Galerie Tatjana Pieters
Nieuwevaart 124/001 – 09 324 45 29 
wo-zo 14-18u (of op afspraak)
❑ Johan De Wilde [tot 8/4]  
❑ Anneke Eussen/Derek Sullivan/John 
Wallbank [15/4 tot 20/5]

Kiosk
Louis Pasteurlaan 2 – 09.267.01.68 
di-vr 14-18u za-zo 11-18u
❑ ‘Eventuality of an attempt’ – Nick 
Oberthaler [tot 25/3] ❑ ‘Claim to 
Universality. Colour Theory Exercise 
1-20’ – Sara van der Heide [tot 25/3]

Museum voor Schone Kunsten Gent
Citadelpark – 09.240.07.00 
di-zo 10-18u
❑ ‘Pionier van de Engelse prerafaëlieten’ 
– Ford Madox Brown (1821-1893) [tot 
3/6]

Orpheus Instituut
Korte Meer 12 – 0476 351 826 
ma-do 9-13u 14-18u vr 9-13u
❑ ‘Atlas der Bewegingen: beweging #97: 
de Palestinawandelingen, 2009 – 2011. 
Een chronografische historiserende 
meditatie’ – Christoph Fink [tot 30/6]

SMAK
Citadelpark – 09.221.17.03 
di-zo 10-18u
❑ ‘Le Décor et son Double’ – Daniel 
Buren [tot 4/11] ❑ ‘All in Order, with 
Exceptions’ – Nedko Solakov [tot 3/6] 
❑ ‘Schaak Show’ – Sarah Ortmeyer [tot 
3/6] ❑ ‘Chambres d’Amis/Collectie-
presentatie’ [16/3 tot 4/11] 
❑ ‘TRACK’ [12/5 tot 16/9]

TRACK
www.track.be – 09 240 76 01 
binnenlocaties: 12-18u
❑ ‘Track/Stadstentoonstelling’ – Mircea 
Cantor, Peter Fischli & David Weiss, 
Michaël Borremans, Erik van Lieshout, 
Tobias Putrih… [12/5 tot 16/9]

Hasselt

CIAP Actuele Kunst
Site Gelatinefabriek – Armand 
Hertzstraat 21 – 011.22.53.21 
di-vr 11-18u za-zo 13-17u
❑ ‘SuperBodies in ciap’ – Yang 
Zhenzhong [tot 13/5]

Inter Art Center vzw
Zuivelmarkt, 46 (tegenover Z33) 
011/24.13.91 
do-ma 14-18u
❑ ‘Schilderijen , aquarellen, tekeningen’ 
– Jan Vanriet [22/4 tot 3/6]

Superbodies – Triennale Hasselt
Modemuseum Hasselt/CIAP/Het 
Stadsmuseum/Z33/cc Hasselt 
www.superbodies.be
❑ ‘3e Triennale voor beeldende kunst, 
mode en design’ [tot 27/5]

Z33
Zuivelmarkt 33 – 011.29.59.60 
di-za 11-17u zo 14-17u
❑ ‘SuperBodies’ – Meg Stuart, Lygia 
Clark, Eric Joris en Crew & Superamas, 
Bernd Lohaus, Matt Mullican… [tot 13/5]

Hornu

Grand-Hornu Images
Rue Sainte Louise 82 – 065.65.21.21 
di-zo 10-18u
❑ ‘La naissance d’une icône du design’ 
– Maarten Van Severen (1956-2005) 
[18/3 tot 17/6] ❑ ‘Migrants flamands en 
Wallonie’ [18/3 tot 27/5] ❑ Guillaume 
Bardet [29/4 tot 16/9]

MAC’S – Grand-Hornu
Rue Sainte-Louise 82 – 065.65.21.21 
di-zo 10-18u
❑ ‘en un certain désordre, assemblés’ 
– Michel François, Christian Boltanski, 
Ann Veronica Janssens [tot 22/4] 
❑ ‘Le grand Atelier. Traité de l’admirable 
diversité de la vie et du monde à l’usage 
des enfants’ [tot 3/6]

Jabbeke

Permekemuseum
Gistelsteenweg 341 – 050-81.12.88. 
di-zo 10-12u30 13u30-17u30
❑ ‘Over Permeke’ [tot 6/5]

Kemzeke

Verbeke Foundation
Westakker – 03.789.22.07 
do-zo 11-18u
❑ ‘Dear Verbeke Foundation…,’ – 
Christoph De Boeck, Jef Faes, Egied 
Simons, Cécile Colle/Ralf Nuhn… [tot 
20/5] ❑ ‘Cutting Edge Women. 
Groepstentoonstelling’ [tot 18/3]

Knokke-Heist

White-Out Studio
Van Bunnenlaan 58 A – 050.62.93.63 
za-zo 14-18u (of op afspraak)
❑ Erwin Clauws [tot 15/4]

La Louvière

Centre de la Gravure et de l’Image 
imprimée
Rue des Amours 10 – 064.27.87.27 
di-zo 10-18u
❑ ‘L’estampe, un art pour tous : des 
Suites Prisunic à Catherine Putman’ – 
Alechinsky, Lam, Matta, Messagier, 
Reinhould, Bram van Velde [tot 29/4] 
❑ ‘CAP: Cercle d’Art Prospectif. 40 ans 
images réelles et virtuelles’ – Jacques 
Lizène, Pierre Courtois, Pal Horváth, 
Jean Louis Nyst, Gilbert Herreyns, 
Jacques Lennep et Jean-Pierre 
Ransonnet [tot 29/4]

Musée Ianchelevici
Place Communale 21 – 064/28.25.30 
di-zo 14-18u
❑ ‘Traces’ – Emile Desmedt, Michel 
François, Anne Jones [tot 17/3]

Leuven

M van Museum Leuven
Vanderkelenstraat 28 – 016 22 69 06 
ma-di/vr-zo 11-18u do 11-22u (gesloten 
op wo)
❑ ‘La ruine fructueuse’ – Patrick Van 
Caeckenbergh [tot 22/4] ❑ ‘Atlas der 
Bewegingen’ – Christoph Fink [tot 6/5] 
❑ ‘1 Without’ – Wannes Goetschalckx 
[tot 13/5] ❑ ‘Het tijdschrift Wendingen 
1918-1932’ [tot 13/5] ❑ ‘European 
Union Prize for Contemporary 
Architecture – Mies van der Rohe Award’ 
[21/3 tot 28/4] ❑ ‘Van voor Teniers tot 
na Ensor. Collectie Noordbrabants 
Museum te gast’ [22/3 tot 26/8]

Liège

BIP2012
www.bip-liege.org – 04.223.19.60 
wo-vr 13-18u za-zo 10-18u
❑ ‘Only You Only Me / 8th International 
Biennial of Photography and Visual Arts 
of Liège’ – Nan Goldin, Erwin Olaf, Eric 
Rondepierre, Miroslav Tichy, Morton 
Bartlett… [tot 6/5]

Lier

Stedelijk Museum Wuyts-Van Campen 
en Baron Caroly
Van Cauwenberghstraat 14 – 03 800 05 
55 
di-zo 10-12u 13u-17u
❑ ‘Bruegelland, de invloed van Pieter 
Bruegel de oude op de schilderkunst in 
de Lage Landen’ – Pieter Breughel, Jan 
Steen, Ignatius Josephus Van 
Regemorter, Henri De Braekeleer, 
Gustave Van de Woestyne, Constant 
Permeke… [tot 31/12/2017]

Voorkamer
Heilige Geeststraat 7 – 0499.38.25.31 
vr-zo 14-18u (of na afspraak)
❑ ‘Projectweek KASK in Voorkamer’ 
[26/3 tot 30/3] ❑ ‘CINEMA! Narratieve 
structuren, cinematografische settings, 
soundscapes, decorelementen en 
rekwisieten, tijdgerelateerde installaties, 
kunstlicht, camera obscura, e.a.’ [12/5 tot 
8/7]

Mechelen

Galerie Transit
Zandpoortvest 10 – 015.33.63.36 
vr-zo 14-18u (of op afspraak)
❑ ‘Nader tot U/Closer to Thee’ – Wouter 
Feyaerts, Kris Martin, Stephen Sack, 
Thomas Raat, Johan Creten… [tot 15/4]

Mons

Les Anciens Abattoirs de Mons
Place de la Grande Pêcherie – 065.56.20.34 
di-zo 12-18u
❑ ‘Là où je suis, le présent 
éternellement’ – Jean-Pierre Scouflaire 
[31/3 tot 24/6]

Namur

Musée Félicien Rops
Rue Fumal 12 – 081.22.01.10 
di-zo 10-18u
❑ ‘Maître du mystère’ – William Degouve 
de Nuncques (1867-1935) [tot 6/5]

Oostende

Beaufort/Triënnale voor Hedendaagse 
Kunst
kustgemeenten – (0)59 56 45 89 
www.beaufort04.be
❑ ‘Beaufort04’ [31/3 tot 30/9]

Ensorhuis
Vlaanderenstraat 27 – 059 80 51 18 
wo-ma 10-12u 14-17u (di gesloten)
❑ ‘Blanche Hertoge’ [tot 22/4]

Kunstmuseum aan zee – Mu.Zee
Romestraat 11 – 059.50.81.18 
di-zo 10-18u
❑ ‘Meesteres van de horizont’ – Anne-
Mie Van Kerckhoven [tot 27/5] 
❑ ‘Topstukkenvleugel’ – James Ensor, 
Léon Spilliaert, Georges Vantongerloo, 
Raoul De Keyser, Walter Swennen, Lili 
Dujourie… [tot 18/2]

Sint-Amands

Provinciaal Museum Emile Verhaeren
Emile Verhaerenstraat 71 – 052/33.08.05 
di-zo 11-18u
❑ ‘De hele zee vloeit naar de stad’ – 
Roland Denaeyer en Colette Van 
Poelvoorde [tot 3/6]

Stavelot

Galerie Triangle Bleu
Cour de l’Abbaye – 080.86.42.94 
do-zo 14-18u30
❑ Loïc Le Groumellec [25/3 tot 27/5]

Strombeek-Bever

Cultuurcentrum Strombeek
Gemeenteplein 4 – 02.263.03.43 
dagelijks 10-22u
❑ ‘In de wind: A level beyond flash’ – Kelly 
Schacht [tot 12/4] ❑ ‘Revolving doors/
Marcel Duchamp’ – Joris Van de Moortel, 
Michiel Ceulers, Kurt Ryslavy, Norbert 
Arns [tot 29/3] ❑ ‘Foto-jaarproject’ – 
Michiel De Cleene [tot 12/4]

Tielt

Cultuurcentrum Gildhof
Sint-Michielstraat 9 – 051/42 82 20 
ma-zo 14-17u
❑ ‘Mehr in Blau!!’ – Bart Maris & Bart 
Vandevijvere [18/3 tot 22/4]

Turnhout

TWEESPOOR
www.warande.be/activiteit/tweespoor 
– 014 41 94 94 
❑ ‘Tweespoor kunstparcours’ – Philip 
Aguirre y Otegui, Marc Schepers, Anne-Mie 
Van Kerckhoven, Laura Wilson, Lara 
Dhondt, Luk Van Soom… [17/3 tot 20/5]

Waregem

BE-PART Platform voor actuele kunst
Westerlaan 17 – 056.62.94.10 
zo-vr 11-17u za: enkel op afspraak voor 
groepen
❑ ‘BookshowBookshop: Belgische 
kunstenaarsboeken van Jef Verheyen tot 
vandaag’ [15/4 tot 10/6]

Duitsland
Baden-Baden

Museum Frieder Burda
Lichtentaler Allee 8 b – 49 (0) 72 21 / 
3 98 98-0 
di-zo 10-18u
❑ William N. Copley (1919-1996) [tot 10/6]

Staatliche Kunsthalle Baden-Baden
Lichtentaler Allee 8a – 07221.232.50 
di-zo 10-18u
❑ ‘Eine Romantische Ausstellung’ – Jan 
de Cock [tot 24/6]

Bedburg-Hau

Museum Schloss Moyland
Am Schloss 4 – 02824/9510-0 
di-vr 11-18u za-zo 10-18u / winter 
(1/10-31/3): di-zo 11-17u
❑ ‘Alles Gute! 20 Jahre Künstlerinnen-
förderung Nordrhein-Westfalen’ [tot 
15/4] ❑ ‘Erster Wechsel der Sammlungs-
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präsentation’ [31/3 tot 30/9] ❑ ‘Asche 
und Gold. Eine Weltenreise’ – Joseph 
Beuys, Felix Gonzales-Torres, Yves Klein, 
Gerhard Richter, Gordon Matta-Clark… 
[13/5 tot 19/8]

Berlin

Akademie der Künste – Hanseatenweg
Hanseatenweg 10 – 030,200 57-2000 
di-zo 11-20u
❑ ‘John Cage und… Bildender 
Künstler–Einflüsse, Anregungen’ [30/3 
tot 17/6] ❑ ‘Vibrant City. Interaktive 
audiovisuelle Installation’ – Marco Momi 
und Florian Rüger [12/4 tot 20/5]

Akademie der Künste – Pariser Platz
Pariser Platz 4 – 030.200 57-0 
di-zo 11-20u
❑ ‘Adorno in der Akademie der Künste. 
Vorträge 1957-1966’ [tot 6/5] ❑ ‘… böse 
kann ich auch’ – Mario Adorf [tot 15/4] 
❑ ‘Junge Akademie 2012’ – John Gerrards, 
Steven Baelen, Clara Montoya, Katja 
Pfeiffer, Jan Wawrzyniak [25/4 tot 28/5]

Alte Nationalgalerie
Bodestraße 1-3 – 030 2090-5577 
vr-wo 10-18u do 10-22u
❑ ‘October 18, 1977 (1988)’ – Gerhard 
Richter [tot 13/5]

Bauhaus-Archive/Museum of Design
Klingelhöferstraße 13 – 030.254.002.43 
wo-ma 10-17u
❑ ‘Chairs without Legs. The International 
Design Museum Munich as Guest in the 
Bauhaus Archive’ [21/3 tot 10/6]

Berlin Biënnale
Auguststrasse 69 – 030/284.450.44 
❑ ‘7th Berlin Biennale for Contemporary 
Art’ [27/4 tot 1/7]

Berlinische Galerie
Alte Jakobstr. 124-128 – (0) 30 789 02 600 
wo-ma 10-18u
❑ ‘Rapport. experimental space structures’ 
– J. Mayer H. [tot 9/4] ❑ ‘Time is out of 
joint. Photography 1966–2011’ – Boris 
Mikhailov [tot 28/5] ❑ ‘Videolounge’ – 
Antje Engelmann [tot 26/3] ❑ ‘From the 
Collection. Streets and Faces 1918–1933’ 
[tot 28/5] ❑ ‘Videolounge’ – Nina Fischer 
und Maroan el Sani [28/3 tot 2/5] 
❑ ‘Vattenfall Contemporary 2012’ – 
Michael Sailstorfer [26/4 tot 8/10]

DAAD Galerie
Zimmerstrasse 90/91 – 030.261.36.40 
ma-za 11-18u
❑ ‘Präsentation des Publikationsarchivs’ 
– Artur Zmijewski, Cyprien Gaillard, 
Anne-Mie van Kerckhoven, Dane 
Mitchell, Robert Fenz… [tot 7/4] 
❑ Jennifer Bornstein [20/4 tot 26/5]

Deutsche Guggenheim Berlin
Unter den Linden 13-15 – 030.202.093-0 
ma-zo 10-20u
❑ ‘Found in Translation’ [tot 9/4] 
❑ ‘Do not walk outside this area’ – 
Roman Ondák [26/4 tot 18/6]

Hamburger Bahnhof – Museum für 
Gegenwart
Invalidenstrasse 50-51 – 030.39.78.34.11 
di-vr 10-18u za 11-20u zo 11-18u
❑ ‘Architektonika’ – Peter Fischli / David 
Weiss, Thomas Schütte, Dan Graham, 
Gordon Matta-Clark, Absalon… [tot 
27/1/2013] ❑ ‘db’ – Ryoji Ikeda [tot 9/4] 
❑ ‘Die Toten’ – Hans-Peter Feldmann 
[tot 27/1] ❑ ‘Five Minutes of Pure 
Sculpture’ – Anthony McCall [20/4 tot 
12/8] ❑ ‘White Field’ – Qiu Shihua [26/4 
tot 5/8] ❑ ‘Secret Universe III’ – Morton 
Bartlett (1909-1992) [11/5 tot 23/9]

Kupferstichkabinett
Matthäikirchplatz – 030 – 266 42 42 42 
di-vr 10-18u za-zo 11-18u
❑ ‘On the Edge of Reason. Cycles of 
Works on Paper in the Age of the 
Enlightenment’ – Giovanni Battista 
Tiepolo, Jean-Honoré Fragonard, Giovanni 
Battista Piranesi, Francisco José de Goya 
y Lucientes… [16/3 tot 29/7]

KW Berlin
Auguststrasse 69 – 030.24 34 59 0 
di-zo 12-19u do 12-21u
❑ ‘You Killed Me First. The Cinema of 
Transgression’ – Karen Finley, Tessa 
Hughes-Freeland, Lydia Lunch, David 
Wojnarowicz, Nick Zedd… [tot 8/4] 
❑ ‘7th Berlin Biennale for Contemporary 
Art’ [27/4 tot 1/7]

Martin-Gropius-Bau
Niederkirchnerstrasse 7 – 030/254.86.777 
wo-ma 10-19u
❑ ‘Ai Weiwei in New York. Photographs 
1983-1993’ [tot 18/3] ❑ ‘Pacific 
Standard Time. Art in Los Angeles 
1950–1980’ [15/3 tot 10/6] 
❑ ‘ARTandPRESS’ [23/3 tot 24/6] 
❑ ‘Building the Revolution: Soviet Art and 
Architecture 1915–1935. With 
photographs by Richard Pare’ [5/4 tot 9/7]

Museum für Fotografie
Jebensstraße 2 – 030 3186 4825 
di-zo 10-18u do 10-22u
❑ ‘Metamorphosis of Japan after the 
War. Photography 1945 – 1964’ [tot 17/6]

Neue Nationalgalerie
Potsdamer Straße 50 – 030/226.26.56 
di,wo,vr 10-18u za-zo 11-18u do 10-22u
❑ ‘Divided Heaven. 1945-1968. The 
Collection’ [tot 31/3/2013] ❑ ‘Panorama’ 
– Gerhard Richter [tot 13/5]

Neuer Berliner Kunstverein
Chausseestrasse 128-129 – 030.280.70.20 
di-zo 12-18u do 12-20u
❑ David Zink Yi [tot 29/4] 
❑ Allan Kaprow [tot 27/4]

Bielefeld

Kunsthalle Bielefeld
Artur-Ladebeck-Straße 5 
00 49 521.512.479 
di-zo 11-18u wo 11-21u, za 10-18u
❑ ‘Reisen in unbekannte Welten’ – Carl 
Strüwe (1898 – 1988) [tot 13/5] 
❑ ‘Projection room’ – Matthew 
Buckingham, Rodney Graham, Robert 
Smithson, Saâdane Afif, Stephen Wilks… 
[tot 13/5] ❑ ‘Gärten/Felder’ – Simone 
Nieweg [tot 29/4]

Bonn

Bonner Kunstverein
Hochstadenring 22 – 0228.69.39.36 
di-zo 11-17u do 11-19u
❑ ‘The Fifth Business’ – Luca Frei [tot 
13/5] ❑ ‘Peter Mertes Stipendium’ – Lin 
May/Miriam Schwedt [tot 13/5]

Kunst- und Ausstellungshalle der 
Bundesrepublik Deutschland
Friedrich Ebert-Allee 4 
0228.91.71.200 
di-wo 10-21u do-zo 10-19u
❑ ‘Art and Design for All. The Victoria 
and Albert Museum’ [tot 15/4] 
❑ ‘Ménage à trois. Warhol, Basquiat, 
Clemente’ – Andy Warhol, Jean-Michel 
Basquiat & Francesco Clemente [tot 20/5] 
❑ ‘Sechs minus. Echoraum’ [tot 20/5]

Kunstmuseum Bonn
Friedrich-Ebertallee 2 – 0228.77.62.60 
di-zo 11-18u wo 11-21u
❑ ‘Kunstpreis Start 2011’ – Max 
Frisinger [tot 1/7] ❑ ‘Every Day of the 
Weak’ – Kris Martin [tot 22/4] 
❑ Albert Oehlen [tot 3/6]

Dresden

Leonhardi-Museum Dresden
Grundstraße 26 – 03 51 2 68 35 13 
di-vr 14-18u za-zo 10-18u
❑ ‘Geschrieben in Nachtmeer’ – 
Carlfriedrich Claus (1930–1998) [tot 
3/6]

Duisburg

MKM – Museum Küppersmühle für 
Moderne Kunst
Philosophenweg 55 – 0203.30 19 48.11 
wo 14-18u do-zo 11-18u
❑ ‘Painter – Scientist – Sculptor – Poet’ 
– Per Kirkeby [16/3 tot 28/5]

Wilhelm-Lehmbruck-Museum
Friedrich-Wilhelm-Strasse 40 
0203.283.26.30 
wo,vr-za 12-19u do 12-21u zo 11-19u
❑ ‘Mandi’ – Kris Martin [tot 17/6] 
❑ ‘The Brilliance of Night/installation’ 
– Nicola Schrudde [tot 15/4] ❑ Martina 
Klein [16/3 tot 20/5] ❑ ‘The Structural 
Canvas Paintants’ – Fabián Marcaccio 
[16/3 tot 17/6] ❑ ‘In Process’ – Paul 
Thek [27/4 tot 29/7]

Düsseldorf

K20, Kunstsammlung Nordrhein-
Westfalen
Grabbeplatz 5 – 0211.83.81.130 
di-vr 10-18u za-zo 11-18u 1ste wo/
maand: 10-22u
❑ ‘The Window in Art since Matisse and 
Duchamp’ [31/3 tot 12/8]

K21, Kunstsammlung Nordrhein-
Westfalen
Ständehausstrasse 1 – 0211.83.81.600 
di-vr 10-18u za-zo 11-18u 1ste wo/
maand: 10-22u
❑ ‘Die Treppe, 2010’ – Monika 
Sosnowska [tot 15/4] ❑ ‘Big Picture II: 
Time Zones’ – Samuel Beckett, Hito 
Steyerl, Ana Torfs, Hanne Darboven, On 
Kawara… [tot 1/4] ❑ ‘Within Reach of 
Hand or Eye’ – Roman Ondák [tot 28/5] 
❑ ‘Big Picture III (Szenen/Figuren)’ 
– Vito Acconci, Hanne Darboven, Tony 
Oursler, Keren Cytter, Jason Rhoades… 
[14/4 tot 27/1]

KAI 10 Raum für Kunst
Kaistraße 10 – (0)211 99 434 130 
di-za 12-17u
❑ ‘Reflexion und Einfühlung’ – Natalie 
Czech, Alexandra Hopf, Nashashibi/Skaer, 
Olivia Plender, Laure Prouvost, Lucy 
Skaer, Jens Ullrich [tot 31/3]

KIT – Kunst im Tunnel
Mannesmannufer 1b – 0049.211.8920.769 
di-zo 11-18u
❑ ‘Bronner Residency: die Stipendiaten. 
Junge Künstlerinnen und Künstler im 
israelisch-deutschen Dialog’ – Zoya 
Cherkassky, Andreas Golinski, Angela 
Klein, Vera Lossau, Liza Nguyen… [tot 
9/4] ❑ ‘Bilder gegen die Dunkelheit’ 
[28/4 tot 24/6]

Kunsthalle Düsseldorf
Grabbeplatz 4 – 0211.899.62.43 
di-zo 11-18u
❑ ‘Karl Schmidt-Rott luff Sti pendium’ – 
Kat ja Eckert, Ro land Gätz sch mann, 
Freya Hat ten ber ger, Sven Joh ne, Ali cja 
Kwa de, Cath le en Schus ter, Si byl le 
Sprin ger, Eva Tep pe… [tot 9/4] 
❑ ‘Kept Ali ve’ – Ni ra Pe reg [tot 9/4] 
❑ Yüksel Ars lan [21/4 tot 24/6]

Kunstverein für die Rheinlande und 
Westfalen
Grabbeplatz 4 – 0211.32.70.23 
di-zo 11-18u
❑ ‘Miss Austen Enjoys Photography’ 
– Josephine Pryde [tot 9/4]

Museum Kunst Palast
Ehrenhof 5 – 0211.89.962.60 
di,wo, vr-zo 11-18u do 11-21u
❑ ‘Fascinating Documents’ – Bernd 
Jansen Benjamin Katz, Ute Klophaus 
Manfred Leve, Angelika Platen, 
Katharina Sieverding… [4/4 tot 29/4] 
❑ ‘El Greco and Modernism’ – El Greco, 
Oskar Kokoschka, Max Oppenheimer, 
Max Beckmann, Ludwig Meidner… 
[28/4 tot 12/8]

Schmela Haus
Mutter-Ey-Straße 3 
di-vr 10-18u za-zo 11-18u 1ste wo/
maand: 10-22u
❑ Wojciech Bakowski – Piotr Bosacki 
[tot 6/6]

Essen

Museum Folkwang Essen
Museumsplatz 1 – 0201.88.45.444 
di-zo 10-18u vr 10-22u30
❑ ‘Evening of Time. Señores Naturales 
Yanomami’ – Lothar Baumgarten [tot 
27/5] ❑ Chris Killip [tot 15/4] 
❑ ‘Painted Movies. Posters’ – Renato 
Casaro [tot 15/4] ❑ ‘Man and His 
Objects. Photographic Collection of the 
Museum Folkwang’ [tot 29/4] 
❑ ‘Unsere Zeit hat ein neues Formgefühl. 
Fotografie, Grafik und Plakat der 
Zwanziger Jahre’ [28/4 tot 5/8]

Esslingen

Galerie der Stadt Esslingen – Villa 
Merkel und Bahnwärterhaus
Pulverwiesen 25 – 0711.35.12.24.61 
di 11-20u wo-zo 11-18u
❑ Melanie Smith [22/4 tot 24/6]

Frankfurt am Main

Frankfurter Kunstverein
Markt 44 – 069.219.31.40 
di,do,vr 11-19u wo 11-21u za-zo 10-19u
❑ ‘Demonstrations. Making Normative 
Orders’ – Jaques-Louis David, Rabih 
Mroué, Nicoline van Harskamp, Sarah 
Vanagt, Irina Botea, Sandra Schäfer… [tot 
25/3] ❑ ‘Projekt-Display NoMad: Split’ 
– Young Joo Lee [22/3 tot 1/4] ❑ ‘Making 
History/RAY Fotografieprojekte Frankfurt 
Frankfurt Rhein/Main’ [20/4 tot 8/7]

Museum für Moderne Kunst MMK
Domstrasse 10 – 069.212.304.47 
di,do-zo 10-18u wo 10-20u
❑ Douglas Gordon [tot 25/3] 
❑ ‘Headlines’ – Andy Warhol [tot 13/5] 
❑ ‘Anthologie de L’Humour noir’ – 
Saâdane Afif [tot 1/4] ❑ ‘Making History/
RAY Fotografieprojekte Frankfurt 
Frankfurt Rhein/Main’ [20/4 tot 8/7]

Portikus
Alte Brücke 2 / Maininsel – 069/2199.8760 
di-zo 11-18u wo 11-20u
❑ ‘Mengele’s Skull. The Advent of a 
Forensic Aesthetics’ – Hito Steyerl, Eyal 
Weizman, Thomas Keenan, Paulo Tavares 
[tot 1/4]

Schirn Kunsthalle Frankfurt
Am Römerberg – 069.29.98.82.20 
di,vr-zo 10-19u wo-do 10-22u
❑ ‘The modern eye’ – Edvard Munch [tot 
13/5] ❑ ‘Mental states’ – George Condo 
[tot 28/5] ❑ ‘Framework’ – Bettina 
Pousttchi [19/4 tot 17/6]

Hamburg

Bucerius Kunst Forum
Rathausmarkt 2 – (0)40/36 09 96 0 
ma-zo 11-19u do 11-21u
❑ ‘An artistic friendship between art 
nouveau and modern art’ – Ferdinand 
Hodler-Cuno Amiet [tot 1/5]

Deichtorhallen
Deichtorstrasse 1/2 – 040.32.10.32.50 
di-zo 11-18u 1ste do/maand 11-21u
❑ ‘Psycho’ – Ena Swansea/Robert 
Lucander [tot 25/3] ❑ Saul Leiter [tot 
5/4] ❑ Wim Wenders [14/4 tot 5/8] 
❑ ‘Gute Aussichten 2011-2012. Junge 
deutsche Fotografie’ [26/4 tot 3/6] 
❑ Antony Gormley [27/4 tot 9/9] 
❑ ‘European Photo Exhibition Award’ 
[5/5 tot 5/6]

Hamburger Kunsthalle
Glockengießerwall – 040/24.86.26.12 
di-zo 10-18u do 10-21u
❑ ‘Collection presentation: minimal and 
beyond’ [tot 24/6] ❑ ‘The Early 
Lithographs’ – Paul Wunderlich [tot 
27/5] ❑ ‘Passage dangereux’ – Louise 
Bourgeois [tot 17/6] ❑ ‘Exhausted 
Heroes’ – Ferdinand Hodler – Aleksandr 
Dejneka – Neo Rauch [tot 13/5] 
❑ ‘Ornithopoetry. Birds are the landscape’s 
memory’ – Georg Jappe [25/3 tot 8/7]

Kunstverein Hamburg
Klosterwall 23 – 040 32 21 57 
di-zo 12-18u
❑ Gert & Uwe Tobias [tot 18/11]

Hannover

Kestner Gesellschaft
Goseriede 11 – 0511.32.70.81 
di-zo 11-18u do 11-20u
❑ ‘medley tour by andy hope 1930’ 
– Andy Hope 1930 [tot 29/4] ❑ ‘Artist 
portraits’ – Barbara Klemm [tot 29/4] 
❑ ‘Bildstörung’ – John Smith [tot 29/4]

Sprengel Museum Hannover
Kurt-Schwitters-platz – 0511.168.438.75 
di 10-20u woe-zo 10-18u
❑ ‘A Return to Painting. Paintings 
1961-2011’ – Ilya Kabakov [tot 29/4] 
❑ ‘The Thirty-Two Inch Ruler/Map of 
Babylon’ – John Gossage [tot 17/6] 
❑ ‘Lorbeeren und Erdbeeren. Das 
grafische Spätwerk 1949–1976’ – Max 
Ernst [tot 10/6]

Herford

Museum MARTa Herford
Goebenstrasse 1-5 – 021.99.44.30.0 
di-zo 11-18u
❑ ‘Ashes and Gold. A World’s Journey’ – 
hermann de vries, Yves Klein, Félix 
González-Torres, James Lee Byars, Marcel 
Broodthaers, Alfredo Jaar… [tot 22/4] 
❑ ‘5th RecyclingDesignPrize’ [tot 18/3] 
❑ ‘Fotografien 1969 bis 2009’ – Roger 
Ballen [22/4 tot 17/6]

Karlsruhe

Badischer Kunstverein
Waldstrasse 3 – 0721.28.226 
di-vr 11-19u za-zo 11-17u
❑ ‘Fulll Firearms’ – Emily Wardill [tot 9/4] 
❑ ‘XARCHIVE. Recent publishing 
acitivities at X Marks the Bökship’ [tot 
9/4] ❑ ‘Music Without Masters’ – Ruth 
Ewan [30/3 tot 17/6] ❑ Kaucyila Brooke 
[20/4 tot 17/6]

Städtische Galerie Karlsruhe
Lorenzstrasse 27 – 0721/133.44.01 
wo-vr 10-18u za-zo 11-18u
❑ ‘Umgehängt: Spektral – Diametral. 
Von Künstlern und KünstlerInnen seit 
1960’ – Marlene Dumas, Rosemarie 
Trockel, Candida Höfer, Sigmar Polke, 
Franz Ackermann… [tot 31/3] 
❑ ‘Zeitgegenstände. Wolfgang Rihm’ – 
Markus Lüpertz, Georg Baselitz, Per 
Kirkeby, Jonathan Meese, Rosalie 
Bühnen bil der… [18/3 tot 10/6]

Zentrum für Kunst und 
Medientechnologie – ZKM
Lorenzstrasse 19 – 0721/81.00.0 
wo-vr 10-18u za-zo 11-18u
❑ ‘The Hirsch–Index. The Art of 
Quotation’ – Andy Warhol, Imi Knoebel, 
Hans-Peter Feldmann, Michel Majerus, 
Allan McCollum, Christopher Williams… 
[tot 28/10] ❑ ‘Climate Walk. An 
audio-visual interactive installation on 
the topic of Climate–Culture–Change’ 

[tot 9/12] ❑ ‘The State of Image. Media 
Pioneers’ – Zbigniew Rybczynski (*1949) 
/ Gábor Bódy (1946-1985) [tot 6/5] 
❑ ‘Moments. A History of Performance in 
10 Acts’ [tot 29/4] ❑ ‘Sensor. Time for 
Young Approaches’ – Michael Beutler [tot 
29/4] ❑ ‘Sound Art. Sound as a Medium 
of Art during the 20th century and 
contemporary practices’ [17/3 tot 6/1] 
❑ ‘The name is Burroughs − Expanded 
Media’ – William S. Burroughs 
(1914-1997) [24/3 tot 12/8] ❑ ‘Works 
1969–2011 and the YELLO Years’ – 
Dieter Meier [6/4 tot 19/8]

Kleve

Museum Kurhaus Kleve
Tiergartenstrasse 41 – 02821.75.010 
di-zo 11-17u
❑ Raimund Girke [tot 20/5]

Köln

Art Cologne
Messeplatz 1 – +49 180 501 8550 
www.artcologne.de 
12-20u – 22/4: 12-18u
❑ ‘46. Internationaler Kunstmarkt’ [18/4 
tot 22/4]

Kölnischer Kunstverein
Die Brücke, Hahnenstrasse 6 
0221.21.70.21 
di-zo 13-19u
❑ ‘A wavy line is drawn across the 
middle of the original plans’ – Ruth 
Buchanan, Sara Deraedt, Benjamin 
Hirte, Wally Salner, Heimo Zobernig… 
[19/4 tot 10/6]

Museum für Angewandte Kunst
An der Rechtschule – 0221.221.238.60 
di-zo 11-17u 1ste do/maand 11-22u
❑ ‘Skulpturen mit Architekturbewusstsein’ 
– Wasa Marjanov [tot 22/4] ❑ ‘Von Aalto 
bis Zumthor. Architektenmöbel’ – Marcel 
Breuer, Alvar Alto, Mario Botta, Frank 
Gehry, Daniel Libeskind, Zaha Hadid… 
[tot 22/4]

Museum Ludwig
Heinrich-Böll-Platz – 0221.221.223.79 
di-zo 10-18u 1ste do/maand 10-22u
❑ ‘Cut! Cut! Cut! Loop #4 of the Lazy 
Susan Series’ – Cosima von Bonin [tot 
15/5] ❑ ‘In Memory of Irene Ludwig’ – 
Candida Höfer, Fernand Léger, Lyonel 
Feininger, Roy Lichtenstein, Jackson 
Pollock… [tot 14/6] ❑ ‘Before the law’ 
– Wilhelm Lehmbruck, Marino Marini, 
Bruce Nauman, Jimmie Durham, Karla 
Black, Paul Chan… [tot 22/4] ❑ Ferdinand 
Kriwet [tot 1/4] ❑ ‘Space, Body, Language’ 
– Yvonne Rainer [28/4 tot 29/7]

SK Stiftung Kultur
Im Mediapark 7 – 0221.226.24.33 
ma-di, do-zo 14-19u
❑ ‘Tanzmuseum des Deutschen Tanzarchivs 
Köln: Im Angesicht der Moderne. Die 
Magie des Tanzes 1900–1932’ [tot 12/8] 
❑ ‘Medebach, 2009–2011’ – Petra 
Wittmar [30/3 tot 12/8] ❑ ‘Blick in die 
Sammlung: August Sander. New Arrivals’ 
– August Sander (1876–1964) [30/3 tot 
12/8] ❑ ‘Wegweiser zum Glück. Bilder 
einer Straße, 1979-1981’ – Wilhelm 
Schürmann [30/3 tot 12/8]

Wallraf-Richartz-Museum
Martinstrasse 39 – 0221.221.221.19 
di-zo 10-18u do 10-22u
❑ ‘Antiquity Unchained. Aby Warburg 
and the birth of the ‘pathos formula’’ [tot 
28/5] ❑ ‘Artists of the Line. Hendrick 
Goltzius and the graphic arts’ – Hendrick 
Goltzius, Jacob van Ruisdael, Jan Gillisz. 
van Vliet, Rembrandt… [18/3 tot 10/6]

Krefeld

Haus Esters/Museum Haus Lange
Wilhelmshofallee 91/97 – 02151/77.00.44 
di-zo 11-17u
❑ ‘Home Grown’ – Martin Schwenk 
[18/3 tot 19/8] ❑ ‘Some USA Stories’ 
– Fabian Marcaccio [18/3 tot 19/8]

Leverkusen

Museum Morsbroich
Gustav-Heinemann-Strasse 80 
0214.855.56-29 
do 11-21u di,wo,vr-zo 11-17u
❑ ‘Zeichnung, die man bewohnen kann’ – 
Fred Sandback [tot 13/5] ❑ ‘Lebens mittel’ 
– Michael Schmidt [tot 13/5]

Mannheim

Kunsthalle Mannheim
Friedrichsplatz 4 – 0621 293 6452 
di-zo 11-18u wo 11-20u
❑ ‘Augapfelmassage’ – Pipilotti Rist 
[25/3 tot 24/6] ❑ ‘Augapfelmassage’ 
– Pipilotti Rist [25/3 tot 24/6]

Mönchengladbach

Museum Abteiberg
Abteistrasse 27 – 02161/25.26.31 
di-zo 11-18u
❑ ‘Desire desiese devise. Zeichnungen 
1986-2012’ – Monica Bonvicini [tot 20/5]

München

Haus der Kunst
Prinzregentenstrasse 1 – 089.211.27.115 
ma-zo 10-20u do 10-22u
❑ ‘Why I never became a dancer. Goetz 
collection’ – Doug Aitken, Rineke 
Dijkstra, Tracey Emin, Rosemarie 
Trockel, Tobias Zielony… [tot 1/4] 
❑ Wilhelm Sasnal [tot 13/5] ❑ Thomas 
Ruff [tot 20/5] ❑ ‘Resonance and 
Silence. Goetz Collection at Haus der 
Kunst’ – Christian Marclay, Christoph 
Brech, Wolfgang Tillmans, Rodney 
Graham, Francis Alÿs, Hans Op de Beeck, 
David Claerbout… [13/4 tot 9/9] 
❑ ‘Works from the Goetz Collection’ 
– Janet Cardiff & Georges Bures Miller 
[13/4 tot 18/7]

Kunstbau München/Lenbachhaus
Königsplatz – 089.233.320.02 
di-zo 10-18u
❑ ‘Marcel Duchamp in Munich 1912’ 
[31/3 tot 15/7]

Kunsthalle der Hypo-Kulturstiftung
Theatinerstraße 8 – (0) 89 22 44 12 
10-20u
❑ ‘Life and Work’ – Georgia O’Keeffe 
(1887–1986) [tot 13/5]

Pinakothek der Moderne / Neue 
Pinakothek
Barer Strasse 40 – 089.23.805118 
P. der Moderne: di-zo 10-18u do 10-20u/
Neue P.: do-ma 10-18u wo 10-20u
❑ ‘Elástico. Video installation’ – Jan 
Linnartz&Max Mayer [tot 1/10] 
❑ George Stubbs (1724-1806) [tot 6/5] 
❑ ‘Draughtsmen in Rome 1550-1700’ [tot 
13/5] ❑ John Pawson [tot 20/5] ❑ ‘True 
Stories. American photography from the 
Sammlung Moderne Kunst’ – Robert Adams, 
Lee Friedlander, Garry Winogrand, William 
Eggleston, Stephen Shore, Zoe Leonard… 
[tot 30/9] ❑ ‘In the space of the Beholder. 
Contemporary Sculpture’ – Steven Claydon, 
Mark Manders, Henrik Olesen, Heimo 
Zobernig… [tot 30/9] ❑ ‘Women’ – Pablo 
Picasso, Max Beckmann, Willem de Kooning 
[30/3 tot 15/7] ❑ ‘Multiple Choice’ – Georg 
Herold [19/4 tot 2/9]

Sammlung Goetz
Oberföhringer Strasse 103 
089 95 93 96 9 – 0 
ma-vr 14-18u za 11-16u
❑ Mona Hatoum [tot 5/4]

Villa Stuck
Prinzregentenstraße 60 – 089.45.55.51.25 
di-zo 11-18u
❑ Mark Morrisroe (1959–1989) [tot 28/5]

Münster

Kunsthaus Kannen
Alexianerweg 9 – Kappenberger Damm 
– 02501.966.205.60 
di-zo 13-17u
❑ ‘Strich. Farbte. Holz’ – Hans-Werner 
Padberg, Rosa Benzel, Helmut Paus, 
Matthias Kelpgen [tot 15/4]

Nürnberg

Kunsthalle Nürnberg
Lorenzer Straße 32 – 0911.231.24.03 
di-zo 10-18u wo 10-20u
❑ ‘30 Künstler/30 Räume’ – John Bock, Ulla 
von Brandenburg, Rosemarie Trockel, Jeppe 
Hein, Tobias Rehberger… [17/3 tot 17/6]

Neues Museum
Luitpoldstrasse 5 – 0911/240.20.41 
di-zo 10-18u do 10-20u
❑ ‘Herzverlustigkeiten. Zeichnung, 
Skulptur und Objektkunst’ – A. D. 
Trantenroth [tot 1/4] ❑ ‘Self portrait 
ohne Führerschein’ – Dan Reeder [tot 
1/4] ❑ ‘Missglückte Grazie. Malerei 
2010/11’ – Horst Münch [tot 29/4] 
❑ ‘30 Künstler / 30 Räume’ – John Bock, 
Jeppe Hein, Rosemarie Trockel, Ulla von 
Brandenburg… [17/3 tot 17/6]

Siegen

Museum für Gegenwartskunst Siegen
Unteres Schloss 1 – 0271.405.77.0 
di-zo 11-18u do 11-20u
❑ ‘The Invention of Landscape’ – Robert 
Smithson [tot 28/5]

Stuttgart

Kunstmuseum Stuttgart
Kleiner Schlossplatz 1 – (0) 711 216 21 88 
di-zo 10-18u wo,vr: 10-21u
❑ ‘180°: The Collection in the Cube’ – Oskar 
Kokoschka, Otto Dix, Willi Baumeister, 
Dieter Roth, Mariella Mosler… [tot 14/10] 
❑ Michel Majerus [tot 9/4] ❑ Björn Braun 
[tot 9/4] ❑ ‘Tracing the Grid. The Grid in Art 
after 1945’ – Sigmar Polke, Esther Stocker, 
Sarah Morris, Michiel Ceulers, Tim 
Stapel… [5/5 tot 7/10]

Staatsgalerie Stuttgart
Konrad-Adenauer-Straße 30-32 
0711 . 470 40 0 
wo,vr-zo 10-18u di,do 10-20u
❑ Turner – Monet – Twombly [tot 28/5] 
❑ ‘Das Augsburger Geschlechterbuch. 
Wappenpracht und Figurenkunst’ [tot 24/6]

Württembergischer Kunstverein
Schlossplatz 2 – 0711.22.33.70 
di,do-zo 11-18u wo 11-20u
❑ ‘Archivo F.X.. Wirtschaft, Ökonomie, 
Konjunktur’ – Pedro G. Romero [tot 29/4]

Wolfsburg

Kunstmuseum Wolfsburg
Hollerplatz 1 – 05361 2669 69 
wo-zo 11-18u di 11-20u
❑ ‘The Geometry of the Moment. 
Landscapes’ – Henri Cartier-Bresson [tot 
13/5] ❑ ‘The Art of Deceleration. Motion 
and Rest in Art from Caspar David Friedrich 
to Ai Weiwei’ – William Turner, Giorgio de 
Chirico, Marcel Duchamp, Thomas Ruff, 
Jean Tinguely, Karl Otto Götz… [tot 9/4] 
❑ ‘Kunstmuseum Wolfsburg Collection. 
A Selection of Works from Carl Andre to 
Sergej Jensen’ [12/5 tot 15/7]

Kunstverein Wolfsburg
Schloss Wolfsburg – 05361.674.22 
wo-vr 10-17u za 13-18u zo 11-18u
❑ ‘Wolfsburger Sammler’ [tot 29/4]

Wuppertal

Von der Heydt-Museum
Turmhof 8 – 0202.563.62.31 
di-zo 11-18u do 11-20u
❑ ‘Ich! Künstlerporträts in der Sammlung’ 
– Lovis Corinth, Max Beckmann, Oskar 
Kokoschka, Francis Bacon, Joseph 
Beuys… [tot 3/4] ❑ ‘Der Sturm. Zentrum 
der Avantgarde’ [tot 10/6]

Frankrijk
Altkirch

Crac Alsace
Rue du Château 18 – 03.89.08.82.59 
di-vr 10-18u za-zo 14u30-19u
❑ ‘Partenaires Particuliers’ – Peter 
Fischli & David Weiss, Jeremy Deller, 
Mahony, Philippe Quesne & Vivarium 
Studio, Dector & Dupuy… [tot 29/4]

Bordeaux

CAPC Musée d’Art Contemporain
rue Ferrère 7 – 05 56 00 81 50 
di-zo 11-18u wo 11-20
❑ ‘44°50’54N/0°34’19W’ [tot 30/6] 
❑ ‘L’œuvre et ses archives’ – Mario 
Merz, Daniel Buren, Claude Rutault [tot 
9/12] ❑ ‘Façade’ – Michel Nguie [tot 27/5]

Carquefou

Frac des Pays de la Loire
La Fleuriaye – 02.28.01.50.00 
wo-zo 14-18u
❑ ‘Rétrospectivement…’ – Jean-Michel 
Sanejouand [tot 6/5]

Cassel

Musée de Flandre
26 Grand Place – 0359 73 45 60 
di-za 10-12u30/14-18u zo 10-18u
❑ ‘Eugeen van Mieghem et le port 
d’Anvers’ [24/3 tot 24/6]

Clermont-Ferrand

Frac Auvergne
6, rue du Terrail 
ma-za 14-18u zo 15-17u
❑ ‘Man Waking From Dream’ – David 
Lynch [tot 20/5]

Dijon

Le Consortium
rue de Longvic 37 – 03 80 68 45 55 
wo-zo 14-18u vr 14-21u
❑ ‘Le déjeuner sur l’art’ – Luigi Ontani 
[tot 25/3] ❑ ‘Le monde comme volonté 
et comme papier peint’ – John Armleder, 
Rosemarie Trockel, Christopher Williams, 
Francis Picabia, Constant, Willem De 
Rooij, Peter Fishli & David Weiss… 
[21/4 tot 2/9] ❑ Roe Ethridge [21/4 tot 
2/9] ❑ Valérie Snobeck [21/4 tot 2/9]

Grenoble

CNAC – Magasin
Cours Berriat 155 – 04.76.21.95.84 
di-zo 14-19u
❑ ‘Ceci est ma maison’ – Lili 
Reynaud-Dewar [tot 29/4]

Île de Vassivière

Centre International d’Art et du 
Paysage
Île de Vassivière – 0555.69.27.27 
di-zo 11-13u 14-18u
❑ ‘Il vaut mieux éviter tout contact avec 
les formes de vie extra-terrestres’ – 
Shimabuku [tot 6/5]

Metz

Centre Pompidou Metz
1, parvis des Droits de l’Homme 
03 87 15 39 39 
ma,wo,zo 11-18u do-vr 11-20u za 10-20u
❑ Ronan & Erwan Bouroullec [tot 30/7]

Frac de Lorraine
Hôtel St-Livier, Rue des Trinitaires 1 
03.87.74.20.02 
di-vr 14-19u za-zo 11-19u
❑ ‘Formes brèves, autres, 25’ – Helen 
Mirra, Nina Beier & Marie Lund, Claire 
Morel, Tania Mouraud, Dora García… 
[tot 8/4]

Mouans-Sartoux

Espace de l’Art Concret
Chateau de Mouans-Sartoux 
04 93 75 71 50 
wo-zo 12-18u
❑ ‘Art et bicyclette’ – Henri de Toulouse 
Lautrec, Francis Picabia, Fernand Léger, 
Jean Tinguely, Ann Veronica Janssens… 
[tot 3/6] ❑ ‘Biofeedback’ [tot 15/4]

Nice

Villa Arson
Avenue Stephen Liégeard 20 
04.92.07.73.73 
wo-ma 14-18u
❑ ‘L’Institut des archives sauvages’ – 
Patrick Van Caeckenbergh, Matt Mullican, 
Christoph Fink, Franz Erhard Walther, 
Mike Kelley, Tatjana Trouvé… [tot 28/5]

Nîmes

Carré d’Art – Musée d’Art 
Contemporain
16 Place de la Maison Carree 
04.66.76.35.70 
di-zo 10-18u
❑ ‘Les études d’ombres’ – Mark Manders 
[tot 13/5]

Noisy-le-Sec

La Galerie – Centre d’Art Contemporain
1, Rue Jean-Jaures – 0149.42.67.17 
di-vr 14-18h / za 14-19h
❑ ‘Cœur de silex’ – Pauline Curnier 
Jardin, Rachel Garcia, Laura Gozlan, 
Marie Losier, Elisa Pône… [tot 21/4] 
❑ Pauline Curnier Jardin [tot 21/4]

Paris

Centre Culturel Suisse
Rue des Francs-Bourgeois 32-38  
01.42.71.38.38 
di-zo 13-19u
❑ ‘Ancholia’ – Alain Huck [tot 15/4] 
❑ ‘Le monde nous échappe puisqu’il 
redevient lui-même’ – Pascal 
Schwaighofer [tot 15/4]

Centre Pompidou
Place Georges Pompidou 
01.44.78.12.33 
wo-ma 11-21u (gesloten op di)
❑ ‘Accrochage: Histoire de l’Atelier 
Brancusi’ [tot 30/7] ❑ ‘Danser sa vie. 
Danse et arts visuels au XXe et XXIe 
siècles’ [tot 2/4] ❑ ‘Vidéo Vintage’ [tot 
7/5] ❑ Josef Albers [tot 30/4] 
❑ ‘Planète Manga’ [tot 16/5] 
❑ ‘Matisse, Paires et séries’ [tot 18/6]

Fondation Cartier
Boulevard Raspail 261 – 01.42.18.56.50 
di-zo 12-20u
❑ ‘Mathématiques, un dépaysement 
soudain’ – Takeshi Kitano, David Lynch, 
Patti Smith, Hiroshi Sugimoto, Tadanori 
Yokoo… [tot 18/3]

Fondation Henri Cartier Bresson
2 Impasse Lebouis – 01 56 80 27 00 
di-zo 13u-18u30 za 11-18u45 
wo 13-20u30
❑ ‘Mexique 1932-1934’ – Henri 
Cartier-Bresson/Paul Strand [tot 22/4] 
❑ Yutaka Takanashi [10/5 tot 29/7]

Galerie Almine Rech
19 Rue Saintonge – 01.45.83.71.90 
di-za 11-19u
❑ Curtis Mann [tot 7/4] ❑ Liu Wei [14/4 
tot 16/5]
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Galeries Nationales du Grand Palais
Avenue Winston-Churchill 
01.44.13.17.17 
vr-ma 9-22u di 9-14u wo 10-22u 
do 10-20u
❑ ‘Art Paris Art Fair’ [29/3 tot 1/4] 
❑ ‘Salon du livre ancien et de l’estampe 
(SLAM)’ [27/4 tot 29/4]

Institut Néerlandais
Rue de Lille 121 – 01.53.59.12.40 
di-zo 13-19u
❑ ‘Dessins contemporains surréalistes de 
Rotterdam. Collection du musée 
Boijmans Van Beuningen’ – Charles 
Avery, Elmar Trenkwalder, Ronald 
Cornelissen, Charlie Roberts… [tot 13/5] 
❑ ‘Un univers intime. Tableaux de la 
Collection Frits Lugt’ [tot 27/5]

Jeu de Paume
Place de la Concorde 1 – 01.47.03.12.41 
di 11-21u wo-zo 11-19u
❑ ‘Langue matérielle’ – Jimmy Robert 
[tot 29/4] ❑ ‘Entrelacs’ – Ai Weiwei [tot 
29/4] ❑ ‘Photographies’ – Berenice 
Abbott (1898-1991) [tot 29/4] 
❑ ‘Form@ts/ Cycle Side Effects. Exposition 
en ligne sur Internet’ [16/3 tot 18/9]

Le Plateau – Frac Ile de France
Rue des Alouettes 33 – 01.53.19.84.10 
wo-vr 14-19u za-zo 12-20u
❑ ‘Through Somnambular Laws’ – Élise 
Florenty & Marcel Türkowsky [22/3 tot 
13/5]

MAM – Musée d’Art moderne de la 
Ville de Paris
11-13 Av du Président Wilson 
01.53.67.40.00 
di-zo 10-18u do 10-22u
❑ ‘Présentation du legs Isabella 
Pakszwer-de Chirico. 61 oeuvres de 
Giorgio de Chirico’ – Giorgio de Chirico 
(1888-1978) [tot 31/7] ❑ ‘Témoin 
hybride’ – Eko Nugroho [tot 10/6] 
❑ ‘Resisting the present. Mexico 
2000-2012’ – Iñaki Bonillas, Mariana 
Castillo Deball, Arturo Hernandez Alcazar, 
Bayrol Jimenez, Jorge Mendez Blake… 
[tot 8/7] ❑ ‘Dans la couleur de Garache’ 
– Claude Garache [23/3 tot 24/6] 
❑ Christopher Wool [30/3 tot 19/8]

Musée d’Orsay
Rue de la Légion d’Honneur – 01.40.49.48.84 
di-zo 9u30-18u do 9u30-21u45
❑ ‘Une passion finlandaise’ – Akseli 
Gallen-Kallela (1865-1931) [tot 6/5] 
❑ ‘Degas et le nu’ – Edgar Degas 
(1834-1917) [tot 1/7]

Musée de l’Orangerie
Jardin des Tuileries – 01 44 77 80 07 
wo-ma 9-18u
❑ ‘Debussy, la musique et les arts’ [tot 11/6]

Musée du Louvre
Quai du Louvre 34-36 – 01.40.20.50.50 
wo-ma 9-18u
❑ ‘New Frontier: l’art américain entre 
au Louvre. Thomas Cole et la naissance 
de la peinture de paysage en Amérique’ 
– Thomas Cole (1801-1848) [tot 16/4] 
❑ ‘Un oeil sur l’histoire. Dessins de Paul 
Delaroche’ [tot 21/5] ❑ ‘Art contem - 
porain: Livre/Louvre’ – Jean-Philippe 
Toussaint [tot 11/6] ❑ ‘Arles, le Rhône 
pour mémoire. 20 ans de fouilles 
subaquatiques’ [tot 25/6] ❑ ‘Les Belles 
Heures du duc de Berry’ [4/4 tot 25/6]

Musée du Luxembourg
19 rue de Vaugirard – 01 40 13 62 00 
10-20u vr-za 10-22u
❑ Giovanni Battista Cima (1459-1517) 
[15/4 tot 15/7]

Musée national Eugène Delacroix
Rue de Furstenberg 6 – 01.44.41.86.50 
wo-ma 9u30-17u
❑ ‘Fantin-Latour, Manet, Baudelaire. 
L’Hommage à Delacroix’ [tot 19/3]

Musée Rodin
rue de Varenne 77 – 01.44.18.61.10 
di-zo 10-17u45
❑ ‘Capturing the model. 300 drawings 
1890-1917’ – Auguste Rodin [tot 1/4]

Quimper

Le Quartier
10 Esplanade François Mitterand 
02.98.55.55.77 
di-za 10-12u/13-18u zo 14-18u
❑ ‘Du monde clos à l’univers infini’ – Bruce 
Conner, Rosa Barba, Vesna Pavlovic, Julien 
Crépieux, Elizabeth McAlpine… [tot 25/3] 
❑ ‘Armer les toboggans’ – Robert Breer, 
Camila Oliveira Fairclough, Pierre Labat 
[14/4 tot 10/6]

Reims

Frac Champagne-Ardenne
1, Place Museux – 03.2605.7832 
di-zo 14-18u
❑ Emily Wardill [tot 22/4]

Saint-Priest-en-Jarez

Musée d’art moderne de Saint-Etienne 
Métropole
Rue Fernand Léger – 04 77 79 52 52 
wo-ma10-18u
❑ ‘Les années de l’Heure Bleue. Dessins 
et sculptures 1977-1992’ – Jan Fabre 
[tot 28/5]

Sète

Centre Régional d’Art Contemporain 
Languedoc-Roussillon
Quai Aspirant Herber 26 
04.67.74.94.37 
ma, wo-vr 12u30-19u za-zo14-19u
❑ ‘Swing’nd roll & bubbles, dialogue’ 
– Morgane Tschiember – Sylvie Fanchon 
[6/4 tot 28/5] ❑ ‘Project room : Albert & 
Verzone’ [6/4 tot 28/5]

Tourcoing

Le Fresnoy, Studio National des Arts 
Contemporains
Rue du Fresnoy 22 – 03.20.28.38.05 
wo, do,zo 14-19u vr-za 14-21u
❑ ‘Visions fugitives’ – Kelly Richardson, 
Tabaimo, Jan Kopp, Clint Enns, Robert 
Breer, William Kentridge, Laurent 
Pernot… [tot 15/4]

MUba Eugène Leroy I Tourcoing
Rue Paul-Doumer 2 – 03.20.28.91.60 
wo-ma 13-18u
❑ ‘Collections permanent/provisoire’ [tot 
22/3] ❑ ‘Iannis Xenakis, dessinateur: à 
l’aube de l’œuvre’ – Iannis Xenakis 
(1922-2001) [23/3 tot 11/6] ❑ ‘Estampes, 
sculptures’ – Markus Raetz [23/3 tot 11/6]

Groot-Brittannië
Cornwall

Tate St Ives
St Ives – 01736.79.65.43 
10-17u20
❑ Simon Fujiwara [tot 7/5]

Leeds

Henry Moore Institute
The Headrow 74 – 0113.234.31.58 
dagelijks 10-17u30 wo 10-21u
❑ John McCracken [tot 13/5] 
❑ ‘Government’ – Michael Dean [12/4 
tot 17/6] ❑ ‘Bad Copies’ – Phyllida 
Barlow [12/4 tot 17/6]

Liverpool

Tate Liverpool
Albert Dock – 0151.709.32.23 
di-zo 10-17u
❑ ‘DLA Piper Series: This is Sculpture. 
Collection display’ [tot 1/4] 
❑ Charline von Heyl [tot 27/5] 
❑ Martin Creed [tot 27/7]

London

Barbican Art Gallery
Level 8 Barbican Centre 
020/7638.41.41 
ma-zo 11-20u wo 11-18u do 11-22u
❑ ‘Waste Not’ – Song Dong [tot 12/6] 
❑ ‘Bauhaus: Art as Life’ [3/5 tot 12/8]

British Museum
Great Russell Street – 020.7323.8000 
10-17u30 vr 10-20u30
❑ ‘Manga at the British Museum’ – 
Hoshino Yukinobu [tot 9/4] ❑ ‘Landscape, 
heroes and folktales. German Romantic 
prints and drawings’ [tot 9/4] ❑ ‘Hajj. 
Journey to the heart of Islam’ [tot 15/4]

Haunch of Venison London
6 Burlington Gardens – 020 7495 5050 
ma-vr 10-18u/za 10-17u
❑ ‘Mixed Media’ – Rina Banerjee, 
Nathan Coley, Richard Long, Giuseppe 
Penone, Jaume Plensa, Alex Hoda… [tot 
5/4] ❑ ‘100 Billion Suns’ – Katie 
Paterson [tot 28/4]

Royal Academy of Arts
Piccadilly – 0171.439.74.38 
zo-do 10-18u vr 10-22u
❑ ‘A Bigger Picture’ – David Hockney 
[tot 9/4] ❑ ‘Architect of the Imagination’ 
– Nicholas Hawksmoor (1662–1736) [tot 
17/6] ❑ ‘LithORRgraphy: Chris Orr RA 
and the Art of Chemical Printing’ – Chris 
Orr RA [tot 20/5] ❑ ‘Society Observed’ 
– Johan Zoffany RA [tot 10/6]

Saatchi Gallery
Duke of York’s HQ/King’s Road 
0207 811 3085 
10-18u
❑ ‘Gesamtkunstwerk: new art from 
Germany’ – Alexandra Bircken, Isa 
Genzken, Thomas Zipp, Georg Herold, 
Max Frisinger… [tot 30/4]

Tate Britain
Millbank – 020.78.87.80.08 
za-do 10-18u vr 10-22u
❑ ‘Colour and Line: Turner’s experiments’ 
[tot 30/4] ❑ ‘Romantics’ – Henry Fuseli, 
JMW Turner, John Constable, Samuel 
Palmer, William Blake [tot 3/6] 
❑ ‘Migrations’ [tot 12/8] ❑ ‘Picasso and 
Modern British Art’ – Picasso, Ben 
Nicholson, Henry Moore, Francis Bacon, 
David Hockney… [tot 15/7] 
❑ ‘Tate Britain Commission 2012’ – 
Patrick Keiller [27/3 tot 14/10]

Tate Modern
Bankside – 020.78.87.86.87 
vr-za 10-22u zo-do 10-18u
❑ ‘New Documentary Forms’ – Boris 
Mikhailov, Luc Delahaye, Mitch Epstein, 
Guy Tillim and Akram Zaatari [tot 31/3] 

Huis Marseille
Keizersgracht 401 – 020.531.89.89 
di-zo 11-18u
❑ ‘Second Nature’ – Guy Tillim [tot 3/6]

Joods Historisch Museum
Nieuwe Amstelstraat 1 – 0205.310.310 
11-17u
❑ ‘Schilderspaar uit de Nederlandse 
avant-garde’ – Else Berg en Mommie 
Schwarz [23/3 tot 24/6]

Kunstverein
Gerard Doustraat 132 – (0) 20 3313203 
wo-za 12-18u
❑ ‘Closer. The Dennis Cooper Papers’ – 
Dennis Cooper/Archive of the George 
Miles Cycle (1989 – 2000), Vincent 
Fecteau, Falke Pisano, Trisha Donnelly 
[23/3 tot 23/6]

Museum Het Rembrandthuis
Jodenbreestraat 4 – 020 5200.400 
ma-zo 10-17u
❑ ‘Tekenen in Rembrandts tijd. 
Meesterwerken uit de Hamburger 
Kunsthalle’ [tot 22/4]

Nieuw Dakota
Ms. Van Riemsdijkweg 41b 
020 3318311 
do-vr 11-19u za-zo 11-17u
❑ ‘8 vrouwen’ – Karin Arink, Rosemin 
Hendriks, Marjolein Rothman, Kate van 
Harreveld, Elena Beelaerts, Nina Kluth, 
Isabella Fein en Anne-Marie Schneider 
[tot 8/4]

NIMK – Nederlands Instituut voor 
Mediakunst
Keizersgracht 264 – 020 6237101 
di-vr 11-17u za en eerste zo/maand 
13-17u
❑ ‘Sonic Acts – Travelling Time’ – Daïchi 
Saït, Joe Gilmore, Juliana Borinski, Julien 
Maire, Tao G. Vrhovec Sambolec, Mark 
Fell en Philipp Lachenmann [tot 15/4]

Slewe Galerie
Kerkstraat 105 A – 020.625.72.14 
di-za 13-18u 1ste zo/maand 14-17u
❑ Kees Smits [tot 24/3] 
❑ Jerry Zeniuk [31/3 tot 5/5] 
❑ Steven Aalders [12/5 tot 16/6]

Smart Project Space
Arie Biemondstraat 111 – 020.427.59.51 
ma-zo 12-22u
❑ ‘Blowback. What the frog eye tells the 
frog brain or the God that failed’ – Claire 
Fontaine, Igor Grubic, David Haines, 
Aernout Mik [tot 22/4] ❑ ‘School’ – 
Smadar Dreyfus [13/5 tot 14/7]

Van Gogh Museum
Paulus Potterstraat 7 – 020.570.52.00 
dagelijks 10-18u vr 10-22u
❑ ‘Van Goghs atelierpraktijk: hergebruik 
van doeken’ [tot 10/6] ❑ ‘Schoonheid in 
veelvoud. Hoogtepunten uit de 
prentencollectie van het Van Gogh Museum’ 
[tot 23/9] ❑ ‘Dreams of nature. Symbolisme 
van Van Gogh tot Kandinsky’ [tot 17/6]

Arnhem

mmka – Museum voor Moderne Kunst 
Arnhem
Utrechtseweg 87 – 026.351.24.31 
di-zo 11-17u
❑ ‘Ruimte voor realiteit’ – Charley 
Toorop, Pyke Koch, Edgar Fernhout, 
Reinier Lucassen, Ad Gerritsen, Marlene 
Dumas… [tot 1/11/2013] 
❑ Shilpa Gupta [tot 20/5] 
❑ Bernard Verhoeven [17/3 tot 13/5]

Assen

Stedelijk Museum Assen voor 
Hedendaagse Kunst – SMAHK
Venestraat 88 – 0592.31.53.16 
do-za 13-17u
❑ Joop Striker, Gerard Dekker [tot 30/3] 
❑ Frea Stuurwold, Rudy Lanjouw [5/4 
tot 28/4] ❑ ‘Cityvorming Architectuur-
podium Assen CM’ [5/4 tot 28/4]

Beetsterzwaag

Kunsthuis Syb
Hoofdstraat 70 – 0512/38.23.76 
za-zo 13-17u
❑ Matthew Lutz-Kinoy [tot 27/3] 
❑ Angela Serino [28/3 tot 8/5]

Breda

Lokaal 01 – Breda
Kloosterlaan 138 – 076.514.19.28 
ma-vr 10-17u/za-zo 13-17u
❑ ‘Contemporary Incidental 
Accumulation of Particles’ – Esther de 
Graaf, Jasmijn Krol, Tijl Orlando Frijns, 
Valérie de Ghellinck, Ada Van 
Hoorebeke, Roger Kelly, Nathalie 
Guilmot, Yves Coussement… [tot 15/6]

Den Haag

Fotomuseum Den Haag
Stadhouderslaan 43 – 070.338.11.44 
di-zo 12-18u
❑ ‘This Must Be The Place: Selected 
Works 2002-2011’ – Pieter Hugo [tot 
20/5]

GEM Museum voor Actuele Kunst
Stadhouderslaan 43 – 070/338.11.33 
di-zo 12-18u
❑ ‘In search of…’ – Matthew Day 
Jackson [tot 6/5]

Gemeentemuseum Den Haag – gM
Stadhouderslaan 41 – 070.338.11.11 
di-zo 11-17u
❑ ‘Zaal 19: De Collectie Dommering’ 
[tot 10/3/2013] ❑ ‘Mondriaan en de 
Stijl’ [tot 1/1/2014] ❑ ‘Rechte stoelen, 
rechtschapen burgers. Wonen volgens ‘t 
Binnenhuis (1900-1929)’ [tot 4/4] ❑ ‘De 
Ouborg Prijs 2011’ – André Kruysen [tot 
18/3] ❑ ‘Impressionist van de Haagse 
School’ – Willem Maris (1844 – 1910) 
[tot 9/4] ❑ ‘De grote ontdekking’ – 
Alexander Calder [tot 28/5] ❑ ‘Meesters 
uit het Mauritshuis. Zes eeuwen kunst 
onder een dak’ [28/4 tot 30/6]

Heden
Denneweg 14a – 070.346.53.37 
wo-za 12-17u, eerste zo/maand 12-17u
❑ Arianne Olthaar [tot 17/3] 
❑ Esther Kokmeijer [6/4 tot 28/4]

Nest
De Constant Rebecqueplein 20b 
070 3653186 
do-zo 13-17u
❑ ‘Walls Included’ – Jeffrey Dunsbergen, 
Andrea Freckmann, Serge Game, Aukje 
Koks, Henrik Kröner, Bas Zoontjens 
[17/3 tot 22/4]

Stroom Den Haag
Hogewal 1-9 – 070.365.89.85 
wo-zo 12-17u
❑ ‘Food Forward’ – John O’Shea, 
Michiko Nitta & Michael Burton, Arne 
Hendriks, Christian Jankowski [tot 1/4] 
❑ ‘Orban Space: The Work & Practice of 
Luc Deleu – T.O.P. office’ [22/4 tot 8/7]

TAG
Stille Veerkade 19 – www.tag004.nl 
❑ ‘Double or Nothing’ – Eileen Maxson, 
Leidy Churchman, A.K. Burns [tot 1/4]

Dordrecht

Dordrechts Museum
Museumstraat 40 – 078/648.21.48 
di-zo 11-17u
❑ ‘What’s Up! De jongste schilderkunst 
in Nederland’ – Tjebbe Beekman, Claire 
Harvey, Esther Tielemans, Thomas Raat, 
Aukje Koks… [tot 22/4]

Eindhoven

MU – De Witte Dame
Emmasingel 20 
ma-vr 10-18u za 11-17u zo 13-17u
❑ ‘Seek Merry Hell’ – Daniel Eatock, 
Carole Louis, Rop van Mierlo, Nishiko, 
Erwin Thomasse, Will Sweeney en 
Megan Whitmarsh [16/3 tot 6/5]

Van Abbemuseum
Bilderdijklaan 10 – 040.238.10.00 
di-zo 11-17u do 11-21u
❑ ‘Lissitzky+ Deel 1: Overwinning op de zon’ 
[tot 20/5] ❑ ‘Tijdmachines Reloaded. Play 
Van Abbe Deel 4’ – Chto Delat, Galit Eilat, 
Jakob Gebert, Kai-Uwe Hemken, Daniel 
Miller, Museum of American Art Berlin, 
Florian Schneider… [tot 1/10] ❑ ‘Bactrius’ 
– Bram Hermens [tot 25/3] ❑ ‘Rot – Roth 
– Ròt. Bibliotheektentoonstelling’ – Dieter 
Roth [tot 4/5] ❑ ‘Tekeningen’ – Sara van der 
Heide [tot 29/4] ❑ ‘Spirits of International-
ism. 6 Europese collecties, 1956-1986’ – Jeff 
Geys, James Lee Byars, Luc Deleu, Lili 
Dujourie, Francois Morellet, Jan 
Schoonhoven… [tot 29/4] ❑ ‘Videowerken 
1970-1977’ – John Baldessari [tot 29/9] 
❑ ‘…and Europe will be stunned’ – Yael 
Bartana [24/3 tot 26/8] ❑ ‘The Innocent 
Eye’ – Roland Schimmel [2/4 tot 30/9] 
❑ ‘Bibliotheektentoonstelling’ – Carl Andre 
[8/5 tot 31/7] ❑ ‘Een tentoonstelling is ook 
altijd een deel van een groter geheel’ – Rene 
Daniëls [12/5 tot 23/9]

Groningen

Groninger Museum
Museumeiland 1 – 050.366.65.55 
di-zo 10-17u
❑ ‘Iconen van het Groningerland’ – Jan 
Altink (1885-1971) [tot 9/4] 
❑ ‘Veendorp collectie’ [21/4 tot 28/10]

Haarlem

De Hallen Haarlem
Grote Markt 16 – 023.511.57.75 
di-za 11-17u zo 12-17u
❑ Charles Atlas [16/3 tot 3/6] 
❑ ‘La vache qui rit’ – Hamid el Kanbouhi 
[16/3 tot 3/6] ❑ ‘Recente Aanwinsten’ 
– Pablo Pijnappel, Maaike Schoorel, 
Pilvi Takala, Hans Scholten, Guido 
Geelen, Ritsue Mishima [16/3 tot 3/6]

Heerlen

Collectors House
Raadhuisplein 20 – 045 5711525 
do-zo 13-17u (en op afspraak)
❑ ‘Cer Variabil. Werken uit de Mircea Pinte 
Collection (Roemenië). In dialoog met de 
collectie G+W (Nederland)’ – Mircea 
Cantor, Joëlle Tuerlinckx, Job Koelewijn, 
Adrian Ghenie, Marina Abramovic, Louis de 
Cordier… [15/3 tot 24/6]

SCHUNCK – Glaspaleis Heerlen
Bongerd 18 – 045 5772200 
ma-za 9-23u zo 11-17u
❑ ‘Ongoing Story’ – Hadassah Emmerich, 
Jens Brouwers, Michaël Nicolaï, Fia Cielen 
[tot 25/3] ❑ Helen Verhoeven [tot 29/4]

Luxemburg
Luxembourg

Casino Luxembourg Forum d’Art 
Contemporain
Rue Notre-Dame 41 – 02.22.50.45 
ma,wo,vr 11-19u do 11-20u 
za-zo 11-18u
❑ ‘Ideal Individuals’ – L.A. Raeven [tot 
22/4] ❑ ‘R-05.Q-IP.0001’ – Wesley 
Meuris [12/5 tot 2/9]

Mudam Luxembourg
Park Dräi Eechelen 3 – +352/45.37.85.20 
wo-vr 11-20u za-ma 11-18u
❑ ‘The nervous systems (inverted)’ 
– Conrad Shawcross [tot 6/5] ❑ Victor 
Man [tot 6/5] ❑ Sarah Sze [tot 16/9] 
❑ Fabrica [tot 10/6] ❑ Maurizio Galante 
et Tal Lancman [tot 13/5] 
❑ Børre Sæthre [tot 6/5] 
❑ ‘Playground’ – Tina Gillen [tot 13/5] 
❑ ‘Les Détours de l’abstraction’ – Claire 
Barclay, Günther Förg, Harald 
Klingelhöller, Miguel Angelo Rocha, 
Blinky Palermo… [21/3 tot 4/11]

Monaco
Monaco

NMNM – VILLA PALOMA
56, boulevard du Jardin Exotique 
98 98 48 60 
winter: 10-18u zomer 11-19u
❑ ‘Le Silence – Une fiction’ – Jochen 
Lempert, Geert Goiris, Hiroshi Sugimoto, 
Romeo Castellucci, Peter Buggenhout, 
Adrien Missika Darvaza… [tot 3/4]

Nederland
Almere

Museum De Paviljoens
Odeonstraat 5 – 036.537.82.82 
wo-zo 12-17u
❑ ‘Grote Kunst voor Kleine Mensen. 
Kunstfilms voor kinderen van 2 tot 8 jaar’ 
– Christiaan Bastiaans, Mounira Al Solh, 
Jasper van den Brink, Elspeth Diederix, 
Persijn Broersen & Margit Lukács en 
Morad Bouchakour [25/3 tot 15/4]

Amersfoort

Kunsthal KAdE – Kunsthal in Amersfoort
Smallepad 3 – 030-4225030 
di-vr 11-17u za-zo 12-17u
❑ ‘Tower with Nine Flags’ – Iris Frerichs 
[tot 1/9/2013] ❑ Henk Visch [tot 6/5]

Mondriaanhuis
Kortegracht 11 – 033/462.01.80 
di-vr 11-17u za-zo 12-17u
❑ ‘Evolutie’ – Paul Drissen, Gijs Frieling, 
Menso Groeneveld, Gerben Koldijk [tot 
13/5] ❑ ‘Wei Sloot Koe. Vroege 
stijl experimenten van Mondriaan’ [tot 17/6]

Amstelveen

Cobra Museum voor Moderne Kunst
Sandbergplein 1-3 – 020.547.50.38 
di-zo 11-17u
❑ ‘Klee en Cobra. Het begint als kind’ [tot 
22/4] ❑ ‘Collectie Pijnenburg’ [tot 22/4]

Amsterdam

Art Singel 100
Singel 100 – 020.625.77.64 
wo-za 13-17u30 1ste zo/maand 14-17u
❑ Esther Levigne [tot 1/4] 
❑ Ger Meinema [7/4 tot 28/4] 
❑ Ger Meinema [7/4 tot 28/4] 
❑ Sadik Kwaish Alfraji [2/5 tot 3/6]

Bureau Amsterdam SMBA
Rozenstraat 59 – 020.422.04.71 
di-zo 11-17u
❑ ‘Any other Business’ – Nicoline van 
Harskamp [tot 25/3]

De Brakke Grond
Nes 45 – 020.622.90.14 
ma-vr 11-18u za-zo 13-18u
❑ ‘.tiff. Young Belgian Talent Introduced 
by FotoMuseum Antwerp’ [tot 15/4]

Fotografie Museum Amsterdam (Foam)
Keizersgracht 609 – 020.551.65.00 
10-18u do-vr 10-21u
❑ ‘The Tribe’ – Pavel Prokopchik [tot 
21/3] ❑ ‘Let’s Sit Down Before We Go’ 
– Bertien van Manen [19/3 tot 24/6] 
❑ ‘The New York Times Magazine 
Photographs’ [23/3 tot 30/5]

Galerie Van Gelder
Planciusstraat 9 B – 020/627.74.19 
di-za 13-17u30
❑ ‘The Ocean Academy of Arts’ – Ola 
Vasiljeva [7/4 tot 16/5]

Hermitage Amsterdam
Amstel 51 – 020.530.87.55 
10-17u wo 10-20u
❑ ‘Rubens, Van Dyck & Jordaens. Vlaamse 
schilders uit de Hermitage’ [tot 15/6] 
❑ ‘Jonge Vlaamse Meesters in de 
Hermitage Amsterdam’ – Fia Cielen, 
Marie Cloquet, Renato Nicolodi, Manor 
Grunewald, Nick Ervinck… [tot 15/6]

❑ ‘Artist Rooms’ – Diane Arbus 
(1923–71) [tot 31/3] ❑ Yayoi Kusama 
[tot 5/6] ❑ Alighiero Boetti [tot 27/5] 
❑ Damien Hirst [4/4 tot 9/9]

The Courtauld Gallery
Somerset House/Strand – 020 7848 2526 
10-18u
❑ ‘Mondrian/Nicholson. In Parallel’ – 
Piet Mondrian, Ben Nicholson [tot 20/5]

Victoria and Albert Museum
Cromwell Road – 0171/938.83.61 
10-17u45 vr 10-22u
❑ ‘Heroes and Heroines’ [tot 25/4] 
❑ ‘Venetian Visions: the art of Canaletto, 
Tiepolo, Carlevarijs and their 
contemporaries 1700 – 1800’ [tot 1/4] 
❑ ‘Dropping the Urn (Ceramic Works, 
5000 BC – AD 2010)’ – Ai Weiwei [tot 
18/3] ❑ ‘On Eagle’s Wings: British 
adventure comics, 1950-1969’ [tot 27/5] 
❑ ‘Queen Elizabeth II. Photographs of 
the British royal family’ – Cecil Beaton 
(1904-1980) [tot 22/4] ❑ ‘Island 
Stories: British photography from 1945 
to the present’ [16/3 tot 19/9] 
❑ ‘Transformation and Revelation: 
Gormley to Gaga. UK design for 
performance 2007–2011’ [17/3 tot 30/9] 
❑ ‘British Design 1948–2012: Innovation 
in the Modern Age’ [31/3 tot 12/8]

Whitechapel Art Gallery
80 Whitechapel High Street 
020.75.22.78.88 
di-zo 11-18u do 11-21u
❑ ‘The Bloomberg Commission: The Past 
Was A Mirage I Had Left Far Behind’ – 
Josiah McElheny [tot 20/7] 
❑ ‘Artists Film International’ – Corin 
Sworn [tot 25/3] ❑ ‘The Story of the 
Government Art Collection’ [tot 2/9] 
❑ ‘Government Art Collection: Selected 
by Downing Street Staff’ [tot 10/6] 
❑ ‘Writers in Residence’ [tot 10/6] 
❑ Gillian Wearing [28/3 tot 17/6]

Italië
Firenze

Centro di Cultura Contemporanea 
Strozzina
piazza Strozzi – 055 2645155 
di-zo 10–20u / do 18–23u (gratis)
❑ ‘American Dreamers. Reality and 
Imagination in Contemporary American 
art’ – Adam Cvijanovic, Thomas Doyle, 
Nick Cave, Mandy Greer, Patrick 
Jacobs… [tot 15/7]

Palazzo Strozzi
Piazza Strozzi – 055 2776461/06 
9-20u do 9-23u
❑ ‘Americans in Florence. Sargent and 
the American Impressionists’ [tot 15/7]

Roma

MAXXI
via Guido Reni, 4 A – 06 3225178 
di-wo,vr-za 11-19u do,za 11-22u
❑ ‘Re-Cycle. Strategies for Architecture, 
City and Planet’ [tot 29/4] ❑ ‘Permanent 
Error’ – Pieter Hugo [tot 29/4] 
❑ ‘A proposito di Marisa Merz’ – Marisa 
Merz, Rosa Barba, Luisa Lambri, Paola 
Pivi, Rosemarie Trockel, Kara Walker… 
[tot 6/1] ❑ ‘Premio Italia Arte 
Contemporanea 2012’ – Giorgio 
Andreotta Calò, Patrizio Massimo, 
Adrian Paci, Luca Trevisani [tot 20/5] 
❑ ‘MAXXI Arte/Collezione. A proposito 
di Marisa Merz’ [tot 6/1] 
❑ ‘Peripheral Stages’ – Mohamed 
Bourouissa – Tobias Zielony [tot 27/5] 
❑ ‘Plegaria Muda’ – Doris Salcedo [15/3 
tot 24/6] ❑ ‘Towards Tomorrow’ – 
Kaarina Kaikkonen [14/4 tot 15/7]

Venezia

François Pinault Foundation – Punta 
della Dogana
Dorsoduro – 041 27 19 039 
wo-ma 10-19u
❑ ‘In Praise of Doubt’ – Marcel 
Broodthaers, Roni Horn, Elaine 
Sturtevant, Bruce Nauman, Edward 
Kienholz… [tot 31/12]

François Pinault Foundation – Palazzo 
Grassi
Campo San Samuele – 041 27 19 039 
wo-ma 10-19u
❑ ‘Madame Fisscher’ – Urs Fischer [15/4 
tot 15/7]

Palazzo Bembo
Riva del Carbon 4785 – 0349 088 9763 
ma-zo 10-18u
❑ ‘Marilyn Monroe. Legend, Myth and 
Icon’ – Andy Warhol, Erwin Wurm, 
Mimmo Rotella, Christo, Arnulf Rainer… 
[tot 22/4]

Peggy Guggenheim Collection
Palazzo Venier dei Leoni – Dorsoduro 
701 – 041 2405 411 
wo-ma 10-18u (gesloten op dinsdag)
❑ ‘European Art 1949-1979’ [tot 6/5]

Stedelijk Museum Assen voor Hedendaagse Kunst

Departement voor Filosofie en Kunst - DeFKa
Architectuurpodium Assen - Cercle Meudon

www.smahk.nl
Venestraat 88, 9402 GP Assen NL
Postbus 184, 9400 AD Assen NL
+31(0)592 315316  info@smahk.nl

4 t/m 31 maart
Begegnungen Landauswärts
Joop Striker, Dieter Rogge, Peter-Jörg Splettslösser, Gerard Dekker

21 maart 19.30 - 22.00 uur
Herbestemming
Architectuurpodium Assen CM belegt een discussie over nieuwe initiatieven met betrekking
tot leegstand

5 t/m 28 april
Duo tentoonstelling met Frea Stuurwold en Rudy Lanjouw
5 t/m 28 april
Cityvorming
presentatie over stadshartontwerpen - stadsplanning

SMAHK
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Laren

Singer Laren Museum
Oude Drift 1 – 035/539.39.39 
di-zo 11-17u
❑ ‘Schilders aan Zee. Van Mondriaan tot 
Munch’ [tot 28/5]

Maastricht

Bonnefantenmuseum
Avenue Ceramique 250 – 043.329.01.90 
di-zo 11-17u
❑ ‘Augenspiel. Selectie topstukken uit de 
collectie’ [tot 2/4] ❑ ‘De Schoonheid van 
Stilte. Japanse prenten’ – Tsukioka 
Kogyo (1869-1927) [tot 8/4] 
❑ ‘Martin Visser, verzamelaar, ontwerper, 
vrije geest’ [tot 17/6]

De Timmerfabriek
Boschstraat 7-9 – www.outofstorage.nl 
wo,vr,za-zo11-17u do 11-21u
❑ ‘Out of Storage. Provisoire & Définitif. 
Artworks from the collection of FRAC 
Nord-Pas de Calais’ – Sol LeWitt, Vito 
Acconci, Bruce Nauman, Atelier van 
Lieshout, Barbara Visser, Liam Gillick… 
[tot 25/3]

Marres Centrum Beeldende Kunsten
Capucijnenstraat 98 – 043.327.02.07 
wo-zo 12-17u
❑ ‘de Verzamelaar: Lost for Faith/
Retained for Beauty’ – Marc Mulders 
[tot 20/5]

NAiM/Bureau Europa
Avenue Ceramique 226 – 043.350.30.20 
di-zo 11-17u
❑ ‘The Art of Inhabitation’ – Alison & 
Peter Smithson [tot 25/3] 
❑ ‘Zoo, or the letter Z, just after 
Zionism’ [tot 20/5]

Middelburg

De Vleeshal & de kabinetten van de 
vleeshal
Zusterstraat 7 – 0118/65.22.00 
di-zo 13-17u
❑ ‘Herfsttij van het modernisme’ – Roma 
Publications, Batia Suter, Marc 
Nagtzaam, Falke Pisano, gerlach en 
koop, Martijn in ‘t Veld… [tot 18/3] 
❑ ‘Landscape on the Move’ [31/3 tot 
24/6] ❑ ‘The Body in Crisis’ – Falke 
Pisano [31/3 tot 20/5]

Zeeuws Museum
Abdij (plein) – (0) 118 65 30 00 
di-zo 11-17u
❑ ‘Verzameld Werk (Section 
Folklorique). Een onderzoek naar Musée 
d’Art Moderne, Département des Aigles, 
Section Folklorique/Cabinet de Curiosités 
(1970) van Marcel Broodthaers’ – James 
Beckett, Mariana Castillo Deball, Frank 
Koolen [tot 10/6] 
❑ ‘Underground. Presentatie over 
archeologie en schatgraverij ism 
ontwerpduo The Stone Twins’ [tot 15/4] 
❑ ‘Vlas’ – Christien Meindertsma [tot 
23/9]

Oss

Museum Jan Cunen
Molenstraat 65 – 0412.62.93.28 
di-zo 12u30-16u30
❑ ‘Pizzeria Vasari. Een installatie van 
muurschilderingen’ – Gijs Frieling [tot 
31/12/2013] 
❑ ‘Goed getroffen. Meesterwerken van 
de Haagse School’ [tot 28/5] 
❑ ‘Unfolded’ – Maurice Scheltens en 
Liesbeth Abbenes [18/3 tot 26/8]

Otterlo

Kröller-Müller Museum
Houtkampweg 6 – 0318.59.12.41 
di-zo 10-17u
❑ ‘Verlangen naar volmaaktheid. 21 jaar 
verzamelen door het Kröller-Müller 
Museum’ [1/4 tot 28/10]

Rotterdam

Garage Rotterdam
Goudsewagenstraat 27 – 010 737 08 75 
wo-zo 12u30-17u30
❑ ‘Hermetic City’ – Alexa Meyerman, 
Erik Sep, Jasper de Beijer, Dirk Zoete, 
Inti Hernandez, Renato Nicolodi, Sandro 
Setola, Georg Bohle [tot 29/4]

Kunsthal Rotterdam
Westzeedijk 341 – 010.440.03.01 
di-za 10-17u zo 11-17u
❑ ‘Prints’ – Chuck Close [tot 20/5] 
❑ ‘Warhol’s World. Foto’s uit de collectie: 
From Cobra to Contemporary’ [tot 1/4] 
❑ ‘Closer to You’ – Jasper Krabbé [tot 
20/5]

Museum Boijmans Van Beuningen
Museumpark 18-20 – 010.441.94.00 
di-zo 11-17u
❑ ‘De Collectie Verrijkt’ – Pieter Bruegel 
de Oude, Jheronimus Bosch, Titiaan, 
Vincent van Gogh, Magritte, Kandinsky… 
[tot 30/4/2013] ❑ ‘Muurschildering’ 
– Angela Bulloch [tot 8/4] ❑ Absalon 
(1964 – 1993) [tot 13/5] ❑ ‘Meneer 
Delta, een galeriehouder en verzamelaar 
in het museum’ – Constant, Piero 
Manzoni, Jean-Michel Basquiat, Daan 
van Golden, Karel Appel… [tot 20/5] 
❑ ‘Verwante verzamelingen. Prenten en 
tekeningen uit het bezit van Jan en 
Wietse van den Noort’ [tot 20/5] 
❑ ‘Baroque Egg’ – Jeff Koons [tot 
28/2/2015]

Nederlands Architectuurinstituut (NAi)
Museumpark 25 – 010.440.12.00 
di-za 10-17u zo 11-17u
❑ ‘Schatkamer. Hoogtepunten uit de 
Nederlandse architectuurgeschiedenis’ 
[tot 10/9/2016] ❑ ‘New Harloheim’ [tot 
18/3] ❑ ‘Nederland. Uit voorraad 
leverbaar’ – Hans van der Meer [tot 1/4] 
❑ ‘IABR 2012 – De Internationale 
Architectuur Biënnale Rotterdam. 
Making City’ [20/4 tot 12/8]

Nederlands Fotomuseum
Wilhelminakade 332 – 010.203.04.05 
di-vr 10-17u za-zo 11-17u
❑ ‘De Donkere Kamer. Bijzondere 
verhalen uit de Nederlandse fotografie’ 
[tot 31/12/2016] ❑ ‘War as Ever!’ – 
Tracy Mackenna & Edwin Janssen [tot 
25/3] ❑ ‘Feest van het fotoboek. Het 
Nederlandse fotoboek sinds 1945’ [tot 
20/5] ❑ ‘Poppy. In het spoor van de 
Afghaanse heroïne’ – Antoinette de Jong 
& Robert Knoth [31/3 tot 10/6]

TENT. Centrum Beeldende Kunst 
Rotterdam
Witte de Withstraat 50 – 010.413.54.98 
di-zo 11-18u
❑ ‘La Grande Fête des Voyeurs’ – Han 
Hoogerbrugge [tot 18/3] ❑ ‘Secret 
Gardens’ – Olphaert den Otter, Marleen van 
Wijngaarden, Wim van Egmond, Edward 
Clydesdale Thomson… [5/4 tot 3/6]

Witte de With
Witte de Withstraat 50 – 010.411.01.44 
di-zo 11-18u
❑ ‘Short Big Drama’ – Angela Bulloch 
[tot 9/4]

Scheveningen

Museum Beelden aan Zee
Harteveldstraat 1 – 070.358.58.57 
di-zo 11-17u
❑ ‘Van kubisme tot barok. De collectie 
van The Israel Museum, Jerusalem’ 
– Jacques Lipchitz (1891-1973) [tot 
3/6] ❑ ‘The Spider’s Strategy’ – Ruthi 
Helbitz Cohen [tot 3/6] ❑ ‘Mijn werk is 
mijn biografie’ – Maja van Hall [tot 3/6]

Schiedam

Stedelijk Museum Schiedam
Hoogstraat 112 – 010.246.36 57 
di-zo 10-17u
❑ ‘Collectiepresentatie. Kunst na 1945’ 
– Constant, Lucebert, Gert Jan Kocken, 
Armando, Anne Wenzel… [tot 8/7] 
❑ ‘The Present. The Elimination of 
Possibilities’ – Sylvie Zijlmans en 
Hewald Jongenelis [tot 29/4] 
❑ ‘Experimenteel schilder en dichter’ – 
Jan Elburg (1919–1992) [tot 29/4] 
❑ ‘De Volkskrant Beeldende Kunst Prijs 
2012’ – Charlotte Dumas, David 
Jablonowski, Tala Madani, Rory Pilgrim, 
Sarah van Sonsbeeck [tot 17/6] 
❑ Frank van der Salm [13/5 tot 2/9] 
❑ Rinus van de Velde [13/5 tot 2/9]

Sittard

Museum Het Domein Sittard
Kapittelstraat 6 – 046.451.34.60 
di-zo 11-17u
❑ ‘More to Tell. Recente aanwinsten voor 
de collectie’ – Sarah Vanagt, Mark Dion, 
Roger Ballen, Roy Villevoye, Kati Heck… 
[tot 22/4] ❑ ‘De kick van de klik. 80 jaar 
fotokring Geleen’ [tot 10/6] ❑ Hans 
Lemmen en José Bedia [6/5 tot 26/8]

Tilburg

De Pont – Museum voor hedendaagse 
kunst
Wilhelminapark 1 – 013.543.83.00 
di-zo 11-17u 3de do/maand 11-20u
❑ ‘Number made visible. Number made 
audible’ – Paul Panhuysen [tot 18/3] 
❑ Ai Weiwei [tot 24/6] 
❑ Karin van Pinxteren [24/3 tot 13/5]

Utrecht

AAMU – Museum voor hedendaagse 
Aboriginal kunst
Oudegracht 176 – 030 238 01 00 
di-vr 10-17u za-zo 11-17u
❑ ‘Heart and Soul. The Laverty 
Collection, Sydney’ – Sally Gabori, Daniel 
Walbidi, Rammey Ramsey, Naata 
Nungurrayi, Ginger Riley [tot 10/6]

BAK, basis voor actuele kunst
Lange Nieuwstraat 4 – 030.231.61.25 
wo-za 12-17u/zo 13-17u
❑ ‘Fear at the Core of Things’ – Christoph 
Schlingensief (1960–2010) [tot 29/4]

Centraal Museum
Nicolaaskerkhof 10 – 030.236.23.62 
di-zo 11-17u
❑ ‘Utrechters dromen van Rome. 
Italiaanse invloeden op de Utrechtse 
Oude Meesters’ [tot 9/9] ❑ ‘Mensen en 
dieren in de Van Baarencollectie’ [tot 
25/3] ❑ ‘Nieuwe aanwinsten’ – David 
Bade [tot 25/3] ❑ ‘God Save the Queen. 
Kunst, kraak, punk: 1977-1984’ – Rob 
Scholte, Georg Dokoupil, René Daniëls, 
Keith Haring, Jean-Michel Basquiat… 
[tot 10/6]

Venlo

Museum Van Bommel-Van Dam
Deken van Oppensingel 6 – 077.351.34.57 
di-zo 11-17u
❑ ‘Nächtliches Konzert’ – Jorinde Voigt 
en Gregor Hildebrandt [tot 15/4] ❑ ‘Fear 
& Desire: Recente werken’ – Judith 
Krebbekx [tot 15/4] ❑ ‘Live-Ateliers 
revisited’ – Loek Grootjans, Judith 
Krebbekx, Ton Slits, Aline Thomassen, 
Jos Deenen… [tot 15/4] ❑ ‘Korakuen 
Garden’ – Yukio Namba [6/5 tot 12/8]

Zundert

Vincent Van Goghhuis
Markt 26-27 – 076 5978590 
woe-vr 10-17u za-zo 12-17u
❑ ‘Henriette & Richard Roland Holst. 
Het boek van de Buissche Heide’ [tot 3/3]

Oostenrijk
Graz

Kunsthaus Graz
Lendkai 1 – 0316.80.17.92.11 
di-zo 10-17u
❑ Simon Starling & Superflex [tot 30/4] 
❑ ‘Logic and Self-will’ – Michael Kienzer 
[tot 6/5] 
❑ ‘Cut A-A‘‘ – Sofie Thorsen [tot 6/5]

Kunstverein Medienturm
Josefigasse 1 – (0)316-740084 
di-za 10-13u wo-vr 15-18u
❑ Berhard Fruewirth [tot 31/3] 
❑ Nicole Six and Paul Petritsch [20/4 
tot 9/6]

Neue Galerie Graz
Joanneumsviertel, access Kalchberggasse 
699/1780-9500 
di-zo 10-17u
❑ ‘Modernism: Suicide of Art? 
Reflections of the Collection of the Neue 
Galerie Graz’ [tot 2/9]

Wien

Albertina Museum
Albertinaplatz 1 – 01/534.83 
ma-zo 10-18u wo 10-21u
❑ ‘Impressionism. Pastels-watercolors-
drawings’ [tot 13/5] ❑ ‘Monet to Picasso. 
The Batliner Collection’ [tot 31/12] 
❑ ‘The Drawings’ – Gustav Klimt [tot 10/6]

Bank Austria Kunstforum
Freyung 8 – 431 537 33 26 
ma-zo 10-19u vr 10-21u
❑ Herbert Brandl [tot 15/4] ❑ ‘The 
Hubert Looser Collection’ [26/4 tot 15/7]

Essl Museum
An der Donau Au 1 – 02243.370.50.150 
di-zo 10-18u wo 10-21u
❑ ‘Works from the Essl Collection’ – 
Anselm Kiefer [tot 29/5] 
❑ Anselm Kiefer [tot 29/5] 
❑ ‘Spotlights. Video. Art’ – Maya Bajevic, 
Marie-Jo Lafontaine, Julian Opie, Nam 
June Paik, Bill Viola… [tot 13/5] 
❑ Rudolf Schönwald [tot 13/5] 
❑ ‘Silence. A venue for tranquil 
encounters with art’ [20/3 tot 20/5]

Generali Foundation
Wiedner Haupstrasse 15 – 01.504.98.80 
di-zo 11-18u do 11-20u
❑ ‘The Frame and Beyond’ – Morgan 
Fisher [tot 29/7]

Kunsthalle Wien
Museumsplatz 1 – 1-52189-0 
dagelijks 10-19u do 10-21u
❑ ‘Fahrt in die Zukunft – Stop #1: 
Tschernobyl’ – Sergey Shestakov [tot 23/3] 
❑ Urs Fischer [tot 28/5] ❑ ‘Mysterium 
Leib. Berlinde De Bruyckere im Dialog mit 
Lucas Cranach und Pier Paolo Pasolini’ 
[30/3 tot 6/5] ❑ ‘The Circus as a Parallel 
Universe’ – Federico Fellini, Roni Horn, 
Bruce Nauman, Ugo Rondinone, Erwin 
Wurm… [4/5 tot 2/9] ❑ ‘Lighting out for 
the Territories’ [12/5 tot 25/6]

Kunsthaus Wien
Untere Weissgerberstrasse 13 
01/712.04.95 
ma-zo 10-19u
❑ ‘Head 2 Head. Politics and the public 
image. From Lenin to Guevara, from 
Schwarzenegger to Tymoshenko’ [tot 3/6]

Museum Moderner Kunst Stiftung 
Ludwig Wien (MUMOK)
Museumsplatz 1 – 01.52500.1400 
ma 14-19u di-zo 10-19u do 10-21u
❑ ‘The 60s’ – Claes Oldenburg [tot 28/5]

Wiener Secession
Friedrichstrasse 12 – 01.587.53.07 
di-zo 10-18u
❑ Rudolf Stingel [tot 15/4] ❑ ‘Recent 
Works’ – Michael Snow [tot 15/4] 
❑ ‘Diese Sonne strahlt immer’ – David 
Claerbout [3/5 tot 17/6]

Portugal
Lisboa

Culturgest
Rua Arco do Cego, Piso 1 – 21 790 51 55 
ma-vr 11-19u za-zo 14-20u
❑ ‘Objects as friends’ – Jos de Gruyter en 
Harald Thys [tot 19/6]

Porto

Museu Serralves
Rua D. João de Castro 210 
01.22.615.6590 
di-vr 10-17u za-zo 10-19u
❑ ‘Not Again’ – Eduardo Batarda [tot 25/3] 
❑ ‘Locus Solus. Impressions of Raymond 
Roussel’ – Marcel Duchamp, Salvador Dalí, 
Francis Picabia, Allen Ruppersberg, Rodney 
Graham… [23/3 tot 1/7]

Spanje
Barcelona

Fundacio Antoni Tapies
Arago 255 – 03.487.03.15 
di-zo 10-19u
❑ ‘Retrospective’ – Xavier Le Roy [tot 
22/4]

Fundacio Joan Miro
Parc de Montjuic – 0934.439.470 
di-za 10-19u do 10-21u30 zo 10-14u30
❑ ‘The Ladder of Escape’ – Joan Miró 
[tot 18/3] ❑ Alex Reynolds [16/3 tot 
29/4] ❑ ‘From the oblique gaze to visual 
narration’ – Joaquim Gomis [20/4 tot 
3/6] ❑ ‘She escaped naked. A project 
about the truth (Caracas)’ – Mireia 
Sallarès [11/5 tot 8/7]

Museu d’Art Contemporani de 
Barcelona (MACBA)
Plaça dels Angels 1 – 93 481 33 66 
ma,wo,do,vr 11-19u30 za 10-20u zo 
10-15u
❑ ‘Between the Frames: The Forum, 
1983-1993’ – Muntadas [tot 30/4] 
❑ ‘Volume! Works from the collections of 
“la Caixa” Foundation and MACBA’ [tot 
23/4] ❑ ‘Constitución 1812’ – Isidoro 
Valcárcel Medina [tot 25/3] 
❑ ‘Barcelona International Centre of 
Photography (1978-1983)’ [tot 20/5] 
❑ ‘Lejos de los árboles (Far from the 
Trees)’ – Manuel Delgado [tot 23/4] 
❑ ‘The Military Series’ – Aleksandr 
Sokurov [tot 20/5]

Bilbao

Museo Guggenheim Bilbao
Abandoibarra Et. 2 – 094.43.59.000 
zo-wo10-17u45 za 10-19u45
❑ ‘Brancusi–Serra’ – Constantin 
Brancusi/Richard Serra [tot 15/4] 
❑ ‘Selections from the Guggenheim 
Bilbao Collection II’ [tot 28/10] 
❑ ‘The Inverted Mirror. Art from the 
collections of la Caixa Foundation and 
MACBA’ [tot 2/9]

Madrid

Museo del Prado
Paseo del Prado s/n – 091.330.28.00 
ma-za 10-20u zo 10-19u
❑ ‘The miniatures collection of Museo 
del Prado’ [tot 30/9] ❑ ‘The Hermitage 
in the Prado’ [tot 25/3] ❑ ‘New 
Temporary Presentation: Sacred Stories 
in the Museo del Prado’ [tot 27/1]

Museo Nac. Centro de Arte Reina Sofia
Calle Santa Isabel 52 – 091.774.10.00 
ma,wo-za 10-21u zo 10-14u30
❑ ‘An exhibition is also part of a greater 
whole’ – René Daniëls [tot 26/3] 
❑ Soledad Sevilla [tot 29/4] 
❑ ‘Entre/Between’ – Muntadas [tot 26/3] 
❑ ‘Castles in the air’ – Hans Haacke [tot 
23/7]

Museo Thyssen-Bornemisza
Paseo del Prado 8 – 091.369.01.51 
di-zo 10-19u za 10-23u
❑ ‘Mondrian, De Stijl and Dutch artistic 
tradition’ [tot 6/5] ❑ ‘The Path of poetry. 
Russia/France/United States, 1909-1947’ 
– Marc Chagall [tot 20/5] ❑ ‘Into India. 
South Asian Paintings from the San 
Diego Museum of Art’ [tot 20/5]

Zwitserland
Aarau

Aargauer Kunsthaus
Aargauerplatz – 062.835.23.30 
di-zo 10-17u do 10-20u
❑ ‘Winter Worlds. from the collection’ 
[tot 22/4] ❑ ‘Street Views and Super 8 
Films’ – Roman Signer [tot 22/4] 
❑ ‘Blick. Artists work with the Ringier 
image archive’ – Georg Gatsas, Lutz / 
Guggisberg, Daniela Keiser, Hanspeter 
Litscher… [tot 22/4] ❑ ‘Caravan 1/2012’ 
– Daniel Karrer [tot 22/4] ❑ ‘Every Day 
of the Weak’ – Kris Martin [12/5 tot 
12/8] ❑ ‘Caravan 2/2012’ – Niklaus 
Wenger [12/5 tot 12/8]

Basel

Kunsthalle Basel
Steinenberg 7 – 061/206.99.00 
di-vr 11-18u do 11-20u30 za-zo 11-17u
❑ ‘When You Leave, Walk Out 
Backwards, So I’ll Think You’re Walking 
In’ – Hannah Weinberger [tot 18/3] 
❑ ‘From yu to me’ – Aleksandra 
Domanovic [1/4 tot 27/5] 
❑ ‘Morgenlied’ – Latifa Echakhch & 
David Maljkovic [1/4 tot 27/5]

Kunstmuseum Basel
St. Alban-Graben 16 – 061/206.62.62 
di-zo 10-18u
❑ ‘In Between. Drawings and Objects’ 
– Róza El-Hassan [tot 20/5] ❑ ‘Fokus: 
Max Kämpf’ [tot 29/4] ❑ ‘Between 
Bohemia and Bourgeoisie. The Early 
Years’ – Pierre-Auguste Renoir 
(1841-1919) [1/4 tot 12/8]

Museum für Gegenwartskunst
St. Alban-Rheinweg 60 – 061/272.81.83 
di-zo 11-18u
❑ ‘Intimate Stranger’ – Karlheinz 
Weinberger (1921-2006) [tot 15/4] 
❑ ‘On Transfiguration’ – Tim Rollins + K.O.S. 
[tot 15/4] ❑ Hilary Lloyd [12/5 tot 16/9]

Bern

Kunsthalle Bern
Helvetiaplatz 1 – 031.350.00.40 
di-vr 11-18u za-zo 10-18u
❑ ‘The Old, the New, the Different’ – John 
Armleder, Jack Goldstein, Wade Guyton, 
René Daniëls, Philippe Decrauzat… [tot 
25/3] ❑ ‘BernErmEtica’ – Luigi Ontani 
[6/4 tot 27/5]

Kunstmuseum Bern
Hodlerstrasse 8 – 12 – 031/311.09.44 
di- 10-21u wo-zo 10-17u
❑ ‘Industrious’ – Marco Grob, David 
Hiepler and Fritz Brunier [tot 6/5] 
❑ ‘Sean Scully. Grey Wolf. Retrospective’ 
– Sean Scully [tot 24/6] 
❑ ‘Die Grenzen überfliegen. Hermann 
Hesse the Painter’ – Hermann Hesse 
(1877–1962) [28/3 tot 12/8]

Zentrum Paul Klee
Monument im Fruchtland 3 
0041 31 359 01 01 
di-zo 10-17u
❑ ‘Schenkung Archiv Bürgi’ [tot 20/5] 
❑ ‘Uncanny. Witches, phantoms and 
demons in Paul Klee’ [tot 20/5] 
❑ ‘L’europe des esprits. The magic of the 
intangible from the Romantic to the 
Modern’ [31/3 tot 15/7]

Luzern

Kunsthalle Luzern
Bürgenstrasse 34-36 – 041 412 08 09 
di,wo,vr,za,zo 14-18u do 14-20u
❑ ‘Sartup’ – Pascal Bracher, Sarah 
Bühler & Prisca Wüst, Matteo Hofer, 
Claudia Kübler, Vanessa Piffaretti, 
Mathias Walther… [tot 16/3]

Kunstmuseum Luzern
Europaplatz 1 – 041.226.78.00 
di-wo 10-20u do-zo 10-17u
❑ ‘Talk to the sky ’cause the ground ain’t 
listening’ – Katerina Šedá [tot 17/6] 
❑ ‘The Studio. Places of Production’ 
– Balthasar Burkhard/Markus Raetz, Jeff 
Wall, Michael Beutler, Rémy 
Markowitsch… [tot 29/7] 
❑ ‘WHUYTUYP’ – Raymond Pettibon 
[24/3 tot 22/7]

Neuchâtel

Centre d’Art Neuchâtel
37, rue des Moulins – 032 724 01 60 
wo-zo 14-18u do 14-20u
❑ ‘Formal Pleasure’ – Tom Dale [tot 1/4] 
❑ ‘Spaces’ – Jason Kahn [tot 18/3]

Riehen Basel

Fondation Beyeler
Baselstrasse 101 – 061.645.97.00 
dagelijks 10-18u wo 10-20u
❑ Pierre Bonnard (1867-1947) [tot 
13/5] ❑ Jeff Koons [13/5 tot 2/9]

Winterthur

Fotomuseum Winterthur
Grüzenstrasse 44 – 052/234.10.60 
di-zo 11-18u wo 11-20u
❑ ‘On Horizons. Set 8 from the 
Collection of the Fotomuseum 
Winterthur’ [tot 20/5] 
❑ Diane Arbus (1923–1971) [tot 28/5]

Kunstmuseum Winterthur
Museumstraße 52 – 052.267.51.62 
di 10-20u wo-zo 10-17u
❑ ‘Neue Malerei aus der Sammlung I’ 
– Helmut Dorner, Pia Fries, Britta 
Huttenlocher [tot 19/8] 
❑ Willi Baumeister (1889–1955) [tot 
22/4] ❑ Richard Hamilton [tot 28/5] 
❑ Verena Loewensberg (1912 –1986) 
[12/5 tot 5/8]

Zürich

Kunsthalle Zürich/Museum Bärengasse
Bärengasse 20–22 – 044 272 15 15 
di,wo,vr 12-18u do 12-20u za-zo 11-17u
❑ ‘Artures’ – Yüksel Arslan [tot 9/4] 
❑ ‘Human Valley.The Other Side of 
Contemporary History, spring: 
Microclima Zürich Tropical’ [tot 9/4] 
❑ Frances Stark [21/4 tot 17/6]

Kunsthaus Zürich
Heimplatz 1 – 01.251.67.65 
za-zo,di 10-18u wo-vr 10-20u
❑ ‘Winter Tales. Winter in art form the 
Renaissance to Impressionism’ [tot 29/4] 
❑ ‘Posada to Alÿs. Mexican art from 
1900 to the present’ [16/3 tot 20/5]

Migros Museum für Gegenwartskunst
Limmatstrasse 270 – 44 277.20.50 
di,wo,vr 12-18u do 12-20u za-zo 11-17u
❑ ‘Tour d’Horizon. Works from the 
collection of the migros museum für 
gegenwarts kunst’ [tot 6/5] 
❑ Atelier van Lieshout, Carlos Amorales 
[tot 25/3] 
❑ Art & Language [28/3 tot 15/4] 
❑ Gianni Motti [18/4 tot 6/5] 
❑ Gianni Motti [18/4 tot 6/5]

Museum für Gestaltung
Austellungsstrasse 60 – 043.446.67.67 
di-zo 10-17u wo 10-20u
❑ ‘100 Years of Swiss Graphic Design’ 
[tot 3/6]

Beursvennootschap
www.meritcapital.be

Antwerpen | Hasselt | Sint-Martens-Latem | Zürich

De volgende De Witte Raaf verschijnt 
op 15 mei 2012. Gegevens voor de 
agenda moeten binnen zijn vóór
15 april 2012 op het postbusadres: 
Postbus 1428, 1000 Brussel 1.
e-mail: info@dewitteraaf.be

The next issue of De Witte Raaf will
be released on May 15th, 2012.
Please send your information before
April 15th, 2012 to: Postbus 1428,
B-1000 Brussel 1.
e-mail: info@dewitteraaf.be
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Inhoudsopgave

nummer 152 juli – augustus 2011

| Eric Bracke De zaak Ricardo Brey versus het S.M.A.K. 
| Nathalie Zonnenberg ‘Ik heb de conceptuele kunst 
nooit als gedematerialiseerd beschouwd’. Interview 
met Ann Goldstein over het Temporary Stedelijk en 
het voortbestaan van de ‘conceptuele’ kunst | Bert De 
Munck Het MAS als bestemming | Bart Verschaffel 
Rome als stadslandschap, en zijn bewoners. De functie en 
betekenis van de staffage in de prenten van Giambattista 
Piranesi | Dirk Pültau Ondergang van de kunstenaar –  
verrijzenis van de kunst? De anonieme, efemere en 
nomadische operaties van Schède (1974-1980) en het werk 
van Alessandro | Gijs van Oenen Collaboratie in de kunst | 
Christophe Van Gerrewey Ça a été. Jeff  Wall in Bozar, Brussel

nummer 153 september – oktober 2011

| Friedrich Kittler Alan Turing. Computers als intelligence 
service | Gijs van Oenen De cybernetica als mythe en als 
Verlichting. Een beschouwing over de documentaire All 
Watched Over by Machines of  Loving Grace | Dirk Van Hulle
Digitaal kladwerk | Daniël Robberechts Dagboek 1986-
1987 | Koen Brams & Dirk Pültau Interviews met Jef  
Cornelis en Pol Hoste over IJsbreker 20: Computerkunst | 
Guido Goossens De computer als instrument. Interview 
met Suchan Kinoshita | Erwin Jans De i-pad van Kaspar. 
Gesprek met regisseur Guy Cassiers en video-ontwerper 
Arjen Klerkx | Pieter T’Jonck Flitsende gedachten, noest 
werkende computers. Gesprek met Stéphane Beel over de 
architect en de computer | Koen Brams & Dirk Pültau Kunst 
en archief. Gesprek met Joëlle Tuerlinckx

nummer 154 november – december 2011

| Dirk van Weelden Waar komt mijn transdigitale schrijf-
machine vandaan? | Koen Brams Gorchrog ruim mbof. 
Daniël Robberechts & ‘gestoorde’ teksten & de machine | 
Koen Brams & Dirk Pültau ‘Ik geloof  niet dat de computer 
kunst kan maken’. Interview met Luc Steels over de 
computer en de kunsten, en over IJsbreker 20: Computerkunst 
(1984) | Caroline Dumalin Zelfportret met computer. 
Gesprek met Frank Theys over zijn relatie met de computer 
| Pol Hoste De logica van het schrijfgereedschap | Merijn 
Rengers De botte bijl. Over de onverwachte effecten van de 
bezuinigingen op de culturele sector

nummer 155 januari – februari 2012

| De aankomst, de verwerking en het afscheid van het post-
modernisme in Vlaanderen. Paneldiscussie met Ortwin de 
Graef, Johan Thielemans, Frank Vande Veire en Bart 
Verschaffel. Gemodereerd door Koen Brams & Dirk Pültau | 
Eddy Bettens William Gaddis, The Recognitions | Sven Vitse
Ihab Hassan | Klaas Tindemans De afgewezen erfenis van 
Bertolt Brecht. Of: postmodern theater in Vlaanderen, een 
vergissing | Christophe Van Gerrewey De architecturale 
verbeelding tussen 1975 en 1980 | Christophe Van 
Gerrewey Een in de sterren geschreven plan. Gesprek met 
Geert Bekaert over het postmodernisme in de architectuur | 
De aankomst, de verwerking en het afscheid van het post-
modernisme in Nederland. Paneldiscussie met Jeroen 
Boomgaard, Ger Groot, Arjen Mulder en Frank Reijnders. 
Gemodereerd door Koen Brams & Dirk Pültau | Herman 
Parret Lyotards postmodernisme / Lyotard in Nederland en 
Vlaanderen | Gijs van Oenen Habermas en het postmoder-
nisme | Ed Taverne Hoe meer kopieën in omloop zijn, hoe 
groter het verlangen naar het origineel. Frans Haks als prakti-
serend kunsthistoricus | Rogier Schumacher ‘Als je het 
expliciet maakt, dan is de waarde weg’. Gesprek met Paul 
Groot over het postmodernistische discours in Museum-
journaal | Stefaan Vervoort Glenn Adamson & Jane Pavitt 
(red.), Postmodernism: Style and Subversion, 1970-1990. 
Over het boek bij de post modernismetentoonstelling in het 
Victoria & Albert Museum | Paul De Vylder De waanzin 
komt van de goden. Een genealogie van het posthistorische 
kunstwerk
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Personalia
Faby Bierhoff Kunsthistorica. Woont en werkt in Berlijn. 
Ze studeerde aan de Radboud Universiteit Nijmegen, de 
Humboldt Universität Berlin en de Vrije Universiteit 
Amsterdam. Aan de Freie Universität (Berlijn) bereidt ze 
een proefschrift voor over kunstkritiek in de DDR. Ze is 
tevens scout voor het Wende Museum in Los Angeles.
Koen Brams Onderzoeker en publicist. Hij is de samenstel-
ler van de Encyclopedie van fictieve kunstenaars (Nijgh & Van 
Ditmar, 2000; Eichborn Verlag, 2003; JRP/Ringier, 2011). 
Recente publicaties (samen met Dirk Pültau): The clandesti-
ne in the work of  Jef  Cornelis (Jan van Eyck Academie/De 
Witte Raaf/Argos/Marcelum Boxtareos, 2009); Matt 
Mullican: Im Gespräch/Conversations (Köln, DuMont, 2011)
Hans De Wolf Doceert moderne en hedendaagse beel-
dende kunsten en esthetica aan de Vrije Universiteit Brussel. 
Legt zich in zijn onderzoek toe op het oeuvre van Marcel 
Duchamp, op de avant-gardebewegingen van de jaren 60 
en 70, en op hedendaagse kunst.
Caroline Dumalin Voltooide haar Master in de 
Kunstwetenschappen aan de Katholieke Universiteit Leuven 
in september 2010 met een proefschrift over het nut en 
nadeel van de (kunst)geschiedenis voor het fotografisch werk 
en de geschriften van Jeff  Wall. Ze legde haar Bachelor deels 
af  aan l’Université Paris-Sorbonne (Paris IV) en volgde een 
MFA in Art Criticism and Writing aan the School of  Visual 
Arts in New York, onder de vleugels van David Levi Strauss. 
Momenteel werkt ze voor de Galerie Micheline Szwajcer.
Dirk Pültau Kunsthistoricus en publicist. Hoofdredacteur 
van De Witte Raaf. Recente publicaties (samen met Koen 
Brams): The clandestine in the work of  Jef  Cornelis (Jan van 
Eyck Academie/De Witte Raaf/Argos/Marcelum Boxtareos, 
2009); Matt Mullican: Im Gespräch/Conversations (Köln, 
DuMont, 2011).
Marc Schepers Kunstenaar. Woont en werkt te Antwerpen. 
Samen met Leen Derks leidt hij Ruimte Morguen, Waalse 
kaai 21-22, Antwerpen. In 2011 liep zijn project Zeit-Schrift, 
2011, Jg.59, nr.3 in de Venstergalerie van Ruimte Morguen 
op Antwerpen-Linkeroever. Van 17 maart tot 20 mei loopt 
Het spel met de losse blaadjes of  met beelden verhalen vertellen 
(binnen de reeks Tweespoor van De Warande, Turnhout) in 
het Nationaal Museum van de Speelkaart te Turnhout.
Steven ten Thije Onderzoeksconservator aan het Van 
Abbemuseum en wetenschappelijk medewerker aan de uni-
versiteit van Hildesheim. Zijn positie is het resultaat van een 
nieuw samenwerkingsverband tussen beide instituten. 
Vanuit deze positie voert hij een promotieonderzoek naar de 
ontwikkeling van het conservatorschap in de tweede helft 
van de 20ste eeuw. Hij is daarnaast coördinator van The 
Autonomy Project en geeft les aan het Dutch Art Institute.
Jan van Adrichem Kunsthistoricus. Studeerde aan de Gerrit 
Rietveld Academie en aan de Universiteit van Amsterdam 
(1979-1988), waar hij in 1993 promoveerde. Was verbonden 
aan Museum Boijmans Van Beuningen (1983-1990) en het 
Stedelijk Museum Amsterdam (1998-2009). Doceerde aan de 
vakgroep Kunstgeschiedenis van de Universiteit Utrecht 
(1990-1995) en aan het University College Utrecht (1997-
2001). Van hem verscheen onder meer De ontvangst van de 
moderne kunst in Nederland 1910-2000. Picasso als pars pro toto 
(Amsterdam, Prometheus, 2001).
Lieven Van Den Abeele Kunsthistoricus, criticus, ten-
toonstellingsmaker en docent hedendaagse kunst.
Dominic van den Boogerd Directeur van het postacade-
mische kunstenaarsinstituut De Ateliers in Amsterdam, 
waar hij tevens begeleider is. Zijn recensies, artikelen en 
essays werden gepubliceerd in talrijke kunsttijdschriften en 
tentoonstellingscatalogi in binnen en buitenland.
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