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ARNOLD HEUMAKERS

In Peter Weiss’ toneelstuk Hölderlin (1971) 
komt een opmerkelijke scène voor, een con-
frontatie tussen de dichters Friedrich 
Hölderlin en Friedrich Schiller. Hölderlin, de 
nog onbekende protegé van de oudere en al 
wereldberoemde Schiller, barst los in een 
hartstochtelijk pleidooi voor verandering 
en revolutie. ‘Alle vormen en voorstellings-
wijzen / moeten aan wankelen worden 
gebracht / en eindeloos / omgekeerd’, zegt 
Hölderlin, ‘Wij nemen deel / aan het laatste 
en grootste / werk van de mens / Nooit meer 
de verachtende blik / nooit meer het beven 
van het volk / voor de wijzen en priesters / 
Alles voor iedereen en / ieder voor allen / 
Schrijvend bevinden wij ons / aan het begin 
/ van een nieuw tijdperk.’ Waarop Schiller 
antwoordt: ‘Toch moet u / op de versvoet 
letten / Voortdurend laat u / ons struikelen 
/ over het metrum / Uw springerige en / wis-
selvallige syntaxis / brengt ons in de war / 
Ware kunst / treft haar doel alleen / wan-
neer ze oproept / tot verdediging / van het 
Schone / In het Schone / zijn onze dissonan-
ten / verzoend / Schoonheid is / vrijheid in 
de verschijning / Daarom gaat schoonheid / 
aan de vrijheid vooraf.’
	 In hoeverre Hölderlin destijds (de confron-
tatie is gesitueerd in 1794) werkelijk de onbe-

suisde revolutionair was die Weiss van hem 
maakt, blijft onzeker. Weiss baseerde zich 
waarschijnlijk op Pierre Bertaux’ omstreden 
studie Hölderlin und die Französische Revolution 
(1969), waarin de dichter tot in zijn 
Umnachtung wordt afgeschilderd als een 
koppige ‘Duitse Jakobijn’. Het standpunt 
van Schiller daarentegen is historisch cor-
rect weergegeven. Alle argumenten die 
Weiss hem in de mond legt, zijn afkomstig 
uit de brieven over de ‘esthetische opvoe-
ding van de mens’ die hij in 1794 aan het 
(her)schrijven was en die het jaar daarop 
werden gepubliceerd in zijn tijdschrift Die 
Horen.
	 Het lijkt op het eerste gezicht de confron-
tatie tussen een revolutionair en een 
estheet, maar die indruk is bedrieglijk. Ook 
Schiller was een sympathisant van de 
Franse Revolutie, haar idealen van vrijheid, 
gelijkheid en broederschap waren de zijne. 
Alleen was zijn enthousiasme danig bekoeld 
als gevolg van het excessieve geweld, de exe-
cutie van Louis XVI en Marie Antoinette, en 
de ‘deugdzame’ Terreur van Robespierre en 
diens Jakobijnen.
	 In zijn brieven over de esthetische opvoe-
ding (de oorspronkelijke titel luidt Over de 
esthetische opvoeding van de mens in een reeks 
van brieven) vraagt Schiller zich af  waarom 
de Revolutie was mislukt. Zijn antwoord: 
het Franse volk bleek moreel niet voorbereid 

op de politieke vrijheid die het in de schoot 
kreeg geworpen. Het lagere volk bevond 
zich nog in een ‘dierlijke’, louter zinnelijke 
toestand, terwijl de elite zich wel verstande-
lijk had ontwikkeld, maar nauwelijks in 
moreel opzicht. Het falen van dit grootse 
experiment, de eerste serieuze poging om 
een waarlijk rationele staat te realiseren, 
was dus allereerst een kwestie van gebrek 
aan ‘karakter’. ‘Slechts het karakter van de 
burgers creëert en behoudt de staat, en 
maakt de politieke en burgerlijke vrijheid 
mogelijk’, schrijft Schiller.
	 Hoe kon dit karakter alsnog worden 
gecreëerd? Dat kon alleen via een ‘estheti-
sche opvoeding’, want kunst was vrijheid; 
de schoonheid van het kunstwerk bestond 
uit ‘vrijheid in de verschijning’, zoals 
Schiller ook Hölderlin voorhoudt. En vrij-
heid was op zijn beurt weer de voorwaarde 
voor de mens om een volwaardig moreel 
wezen te worden, wat bij Schiller wil zeg-
gen: een zodanig karakter te vormen dat 
men het goede als het ware van nature 
deed. Alleen dan zou de burger de politieke 
vrijheid waardig zijn. Deze voor de rationele 
staat noodzakelijke karaktervorming, ver-
moedde Schiller, zou wel nog ‘ruim een 
eeuw’ in beslag nemen.
	 Voor geestdriftige revolutionairen als 
Weiss’ Hölderlin en ongetwijfeld ook Weiss 
zelf  is dat veel te lang. Anno 1971, toen de 

Esthetische opvoeding (1)

Kan kunst de mens opvoeden? In dit 
nummer gaat Arnold Heumakers terug 
naar dé brontekst waarin de opvoedende 
waarde van de kunst voor het eerst ge-
formuleerd werd: de ‘brieven over de 
esthetische opvoeding van de mens’ uit 
1795 van Friedrich Schiller. Heumakers 
toont aan dat Schillers betoog ons van-
daag nog altijd denkstof  biedt. Ten eerste 
ruimt Schiller het populaire misverstand 
uit de weg dat ‘autonomie’ en ‘engage-
ment’ elkaars tegengestelden zijn; alleen 
autonome kunst kan in zijn ogen haar 
opvoedende taak vervullen – en dat geldt 
ook ‘voor bijna alle vormen van artis-
tiek engagement die erop gevolgd zijn’, 
voegt Heumakers er veelbetekenend aan 
toe. Ten tweede koesterde Schiller óók 
een ‘realistische scepsis’ aangaande het 
‘wereldverbeterende’ potentieel van de 
kunst – ook daar kunnen we ons voor-
deel mee doen na twee eeuwen roman-
tisch en ‘avant-gardistisch’ engagement. 
Ten derde suggereert Schiller de moge-
lijkheid dat de kunst ook een louter re-
flexieve rol kan spelen, dat ze ons als een 
‘gebroken spiegel’ met onze innerlijke 
verdeeldheid confronteert en zo aan onze 
zelfkennis bijdraagt. Die ‘bevordering 
van de mens als lucide wezen zou wel 
eens het enige engagement kunnen zijn 
waartoe de kunst in staat is zonder teleur 
te stellen’, besluit Heumakers.
	 Koen Brams presenteert de eerste 
episode van een reeks bijdragen over de 
relatie van de Amerikaanse kunstenaar 
James Lee Byars met België. Centraal 
staat Byars’ aankomst en eerste tentoon-
stelling in de Wide White Space Gallery te 
Antwerpen in de lente van 1969. Byars 
realiseerde er een aantal performances/
happenings met ‘kledingstukken’ voor 
meerdere personen waarmee hij als het 
ware Schillers dictum ‘Alle mensen wor-
den broeders’ in de artistieke praktijk 
leek om te zetten. Brams gaat ook in op 
de film die Jef  Cornelis naar aanleiding 
van Byars’ optreden in de W.W.S. reali-
seerde (en waarvan we tevens een trans-
criptie opnemen) en toont hoe Cornelis 
de ‘schilleriaanse’ ambities van Byars 
van kritisch commentaar voorziet. In de 
marge bespreekt hij tevens een presenta-
tie van brieven en poststukken aan Wies 
Smals en Flor Bex in Museum Boijmans 
Van Beuningen (Rotterdam).
	 Erwin Jans ontwaart in het recente 
boek De verschrikkelijke kinderen van de 
nieuwe tijd van Peter Sloterdijk een pa-
radoxale poging om de westerse ‘traditie 
van de breuk’ te reconstrueren, die voor 
het eerst verschijnt met het uitbreken 
van de Franse Revolutie. Volgens Jans laat 
Sloterdijks relaas toe om heel wat ‘post-
revolutionaire’ culturele ontwikkelingen 
te duiden, waaronder ook de Brieven van 
Schiller, die in het licht van Sloterdijks 
betoog ‘als een direct antwoord op en een 
remediëring van die breuk’ verschijnen. 
	 Bart Verschaffel presenteert een vol-
strekt nieuwe lezing van het groteske 
oeuvre van James Ensor. Hij toont aan 
dat het tot nu toe dominante psycholo-
giserende beeld van Ensor op drijfzand 
berust: talrijke figuren en motieven uit 
Ensors oeuvre zijn immers ontleend aan 
illustraties uit boeken van de Franse 
schrijver Jules Champfleury over ‘de 
geschiedenis van de karikatuur’. Deze 
bevindingen bieden een geheel ander 
perspectief  op het vermeende politieke 
karakter van zijn groteske oeuvre en de 
status van het late werk. Rudi Laermans 
bespreekt Adorno, noch einmal van fi-
losoof  en socioloog Jelle Baan. En Koen 
Brams & Dirk Pültau gaan een vierde 
keer in gesprek met Marc De Cock (ex-
voorzitter van de Vereniging voor het 
Museum van Hedendaagse Kunst), deze 
keer over de periode van 1982 tot 1989, 
met onder meer aandacht voor de lotge-
vallen van het V.M.H.K.-tijdschrift KUNST 
NU en voor de legendarische Gentse 
‘kunstzomer’ van 1986. 

Autonomie, engagement, luciditeit
Over de actualiteit van Schillers Brieven over de esthetische opvoeding van de mens

James Lee Byars

World Question Center, rechtstreekse uitzending vanuit de televisiestudio’s van de BRT (Brussel), 28 november 1969
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revolte van ’68 nog overal nagloeide, werd 
van de kunst geen schoonheid meer ver-
langd, maar politiek en maatschappelijk 
engagement. In die context kon Schiller 
moeiteloos als een tamelijk wereldvreemde 
estheet worden gepresenteerd. Tegenwoordig 
is die revolutionaire geestdrift ver te zoeken, 
maar met het engagement van de kunst 
wordt nog altijd geworsteld. Daar begint de 
blijvende actualiteit van Schillers Brieven. 

Archimedisch punt 

Het engagement van de kunst wordt gewoon-
lijk afgezet tegen haar autonomie. Het één 
lijkt moeilijk te verenigen met het ander. 
Schiller laat echter zien dat de relatie tussen 
beide in werkelijkheid heel anders ligt.
	 Dat het schone, de kunst of  het smaak-
oordeel ‘autonoom’ kunnen en behoren te 
zijn, werd tegen het eind van de achttiende 
eeuw bedacht door Karl Philipp Moritz, 
Immanuel Kant, Goethe en Schiller. Deze 
autonomie is te beschouwen als de formele 
expressie van de veranderde positie van de 
schone kunsten en van de kunstenaars en 
dichters, die steeds minder afhankelijk wer-
den van adellijke en kerkelijke opdrachtge-
vers en steeds meer werkten voor een nieuw 
publiek van liefhebbers, dat de kunstwerken 
kocht bij kunst- en boekhandel, of  tegen 
betaling genoot in de nog prille musea en 
concertzalen. Esthetische autonomie en 
markt zijn onlosmakelijk met elkaar ver-
bonden, maar daarmee is de betekenis van 
deze autonomie nog lang niet uitgeput. 
	 Dat de kunst haar autonomie procla-
meerde, wil ook zeggen dat zij voortaan 
haar eigen wetten en regels bepaalde en 
zich niet meer bij voorbaat gebonden achtte 
aan die van religie, moraal en politiek. Het 
impliceert tevens dat het genie van de kun-
stenaar belangrijker werd dan de veelal aan 
de Oudheid ontleende regels die geleerde 
critici voor het perfecte kunstwerk hadden 
opgesteld. Verder bracht de autonomie een 
scheiding teweeg in het kunstaanbod tus-
sen kunstwerken die als ware Kunst (met 
hoofdletter) konden worden aangemerkt, 
en minderwaardige – louter om het geld – 
vervaardigde pulp of  kitsch. Ziedaar de nog 
altijd bestaande en omstreden tegenstelling 
tussen belangeloze kunst en commerciële 
massacultuur. Ten slotte leverde de estheti-
sche autonomie de basis voor het nieuwe 
kunstbegrip dat het oude, niet tot de schone 
kunsten beperkte systeem van de vrije en 
mechanische artes verving en dat zich in de 
Romantiek voor het eerst in volle omvang 
heeft laten zien.
	 Niet zelden wordt deze autonomisering 
van de kunst (sindsdien kunnen we pas van 
Kunst spreken, in de moderne, kwalitatieve 
en onderscheidende zin van het woord) 
opgevat als een bevrijding, een typisch ver-
lichte vorm van emancipatie. Daar zit wat 
in. Maar eenmaal autonoom, verlost van de 
traditionele banden met moraal, kerk en 
staat, was de kunst ook vogelvrij geworden. 
Welke plaats of  betekenis zij had binnen de 
samenleving, stond niet meer bij voorbaat 
vast, maar moest voortaan door de kunst 
zelf  worden gedefinieerd. De keerzijde van 
de emancipatie van de kunst bestond uit 
functieverlies, met als gevolg een perma-
nente queeste naar haar bestaansrecht. 
	 Hoewel de autonome kunst zich bij 
iemand als Moritz uitdrukkelijk op haar 
nutteloosheid beriep, zocht men het 
bestaansrecht ofwel de legitimatie van de 
kunst van meet af  aan ook in haar engage-
ment, al was dit woord in de achttiende 
eeuw nog niet beschikbaar. We zien dit bij-
voorbeeld bij de vroege romantici, die zich 
engageerden met de kunst of  poëzie (vol-
gens hen de ‘geest’ van alle schone kunsten) 
zelf  als bron van alle beschaving. Dichters 
en denkers als de gebroeders Schlegel, 
Novalis, Schelling en ook Hölderlin verlang-
den naar een ‘esthetische revolutie’, die 
door middel van een ‘romantisering’ of  
‘poëtisering’ van de wereld de doelen van de 
Franse Revolutie alsnog zou realiseren. Van 
Schiller leerden zij dat hiervoor de autono-
mie van de kunst niet hoefde te worden 
opgeschort, maar dat – integendeel – die 
autonomie juist de voorwaarde was voor 
het engagement. Het romantisch engage-
ment, en hetzelfde geldt voor bijna alle vor-
men van artistiek engagement die erop 
gevolgd zijn, heeft de autonomie niet als 
tegenpool maar als uitgangspunt.
	 Deze paradoxale relatie komen we voor 
het eerst tegen in de negende van de Brieven, 

wanneer Schiller de tijdgebondenheid van 
kunst en kunstenaar bespreekt. Schiller 
schrijft: ‘De kunstenaar is weliswaar kind 
van zijn tijd, maar het is slecht voor hem 
wanneer hij tevens zijn leerling is of, nog 
erger, zijn gunsteling.’ De kunstenaar mag 
zich niets aantrekken van de wensen van 
zijn publiek, hij kan beter putten uit het 
klassieke erfgoed. Hij mag dan zijn ‘stof ’ 
ontlenen aan zijn eigen tijd, zijn ‘vorm zal 
hij aan edeler tijden, ja zelfs aan gene zijde 
van alle tijden, aan de absolute onverander-
lijke eenheid van zijn wezen, ontlenen. Uit 
de zuivere ether van zijn demonische natuur 
stroomt hier de bron van de schoonheid 
naar beneden, onbesmet door de verdor-
venheid van de geslachten en tijden die zich 
diep onder haar wentelen in troebele kol-
ken.’ De kunstenaar keert ‘als een vreemde 
gestalte’ in zijn eigen eeuw terug, ‘niet om 
haar met zijn verschijning te verblijden, 
maar om haar, geducht als de zoon van 
Agamemnon, te zuiveren.’ 
	 Daartoe is hij in staat dankzij de autono-
mie of, zoals Schiller het hier noemt, de 
‘immuniteit’ van de kunst en van de al dan 
niet ‘schone’ wetenschap: ‘Zowel kunst als 
wetenschap staan los van alles wat positief  
is en wat door menselijke conventies is inge-
voerd, en beide verheugen zich in een abso-
lute immuniteit voor de menselijke wille-
keur. De politieke wetgever kan hun domein 
afsluiten, erin heersen kan hij echter niet. 
Hij kan de waarheidsvriend verbannen, 
maar de waarheid zelf  houdt stand; hij kan 
de kunstenaar vernederen, maar de kunst 
kan hij niet vervalsen.’ Kortom: de autono-
mie fungeert bij Schiller als een archide-
misch punt van waaruit de wereld kan wor-
den veranderd.
	 Dat zo’n verandering nodig was, daarover 
laat Schiller geen twijfel bestaan. In eerste 
instantie komt hij met zijn esthetische 
opvoeding (door de autonome kunst) op de 
proppen om het falen van de Franse 
Revolutie goed te maken. Maar al snel blijkt 
de hele moderniteit aan ernstige kwalen te 
lijden. Schiller klaagt over arbeidsdeling en 
bureaucratie, die hebben geleid tot ver-
vreemding en innerlijke verminking: ‘Staat 
en kerk, wetten en zeden werden uiteenge-
scheurd; het genot werd van de arbeid, het 
middel van het doel en de inspanning van 
de beloning gescheiden. Eeuwig gekluisterd 
aan een enkel stukje van het geheel, ont-
wikkelt de mens zich slechts fragmenta-
risch. Met eeuwig het eentonige geruis van 
het rad dat hij aandrijft in de oren, ontwik-
kelt de mens nooit de harmonie van zijn 
wezen, en in plaats van de ware menselijke 
natuur gestalte te geven, wordt hij louter 
een afspiegeling van zijn beroep en van zijn 
kennis.’ Op de details van deze – sindsdien 
eindeloos herhaalde en gevarieerde – klach-
ten hoeven we niet nader in te gaan. Van 
belang is alleen vast te houden dat Schiller 
geloofde in de kunst de passende remedie te 
hebben gevonden, en dat de kunst die taak 
kon vervullen omdat haar autonomie/
immuniteit haar van besmetting door de 
moderne kwalen had gevrijwaard. Vandaar 
dat alleen een autonome kunst tot dit helen-
de engagement in staat was.
	 Dat is nog altijd een verhelderende 
gedachte, die de gebruikelijke spraakver-
warring in het debat over engagement en 
autonomie kan verminderen. Wanneer 
engagement en autonomie als een tegen-
stelling worden opgevat, dan stelt men 
autonomie meestal gelijk aan l’art pour l’art. 
Schiller helpt ons in te zien dat deze gelijk-
stelling op een misverstand berust. Wie 
engagement en autonomie tegenover elkaar 
plaatst en autonomie met l’art pour l’art 
identificeert, vergeet een belangrijk histo-
risch verschil. L’art pour l’art is een extreme 
versie van esthetische autonomie, om niet 
te zeggen haar paroxisme. Bij achttiende-
eeuwers als Moritz en Wackenroder zijn 
zeker aanzetten in die richting te vinden, 
maar in zijn zuivere vorm komen we de l’art 
pour l’art-gedachte toch pas tegen in de 
negentiende eeuw, bij dichters, schrijvers 
en kunstenaars als Gautier, Baudelaire, 
Flaubert, Swinburne, Pater, Whistler en 
Wilde. Bij hen zien we een agressief  anti-
engagement, de spreekwoordelijke terug-
trekking in de ivoren toren waar nog alleen 
de schoonheid wordt gecultiveerd, een 
schoonheid die – net als de kunst – haar 
eigen nutteloze doel vormt. Het motief  is 
veelal ontgoocheling, teleurstelling over het 
echec van het romantische engagement 
(dat door bijna alle l’art pour l’art-adepten 
wel ooit is gekoesterd): omdat de wereld zich 

niet door de kunst wilde laten helen of  ver-
anderen, keert de kunst de wereld haar rug 
toe. 
	 Dat is iets heel anders dan de oorspronke-
lijke esthetische autonomie, die de kunst als 
kunst in het leven riep. Op basis van die 
autonomie zijn zowel romantisch engage-
ment als l’art pour l’art mogelijk – zowel een 
totalisering van de kunst door middel van 
romantisering of  poëtisering van de wereld 
als een verabsolutering van de kunst doordat 
zij zich als een ‘oester’ (het beeld is van 
Gautier) in haar eigen domein opsluit. Het 
zijn welbeschouwd twee zijden van dezelfde 
medaille, die elkaar in de geschiedenis van 
de moderne kunst en literatuur frequent 
hebben afgewisseld.

Realistische scepsis

Nog even terug naar Hölderlin van Peter 
Weiss. De tegenstelling tussen revolutionair 
en estheet die daar wordt geënsceneerd, 
verwijst indirect naar een kwestie die zich 
keer op keer in het debat over het artistieke 
engagement voordoet. Kan werkelijk geën-
gageerde kunst nog wel echte of  goede 
‘kunst’ zijn? En, dezelfde vraag anders 
gesteld: kan kunst die vasthoudt aan haar 
artistieke, ‘kunstige’ status ooit een effectief  
engagement opleveren? Het gaat hier over 
de mogelijkheden en de grenzen van de 
kunst en haar maatschappelijke en politieke 
betekenis. Ook daarover heeft Schiller nog 
altijd iets te zeggen dat hout snijdt. 
	 Schiller slooft zich uit om langs ‘transcen-
dentale’ weg, dus op een abstract, ideëel 
niveau, te bewijzen hoe belangrijk de invloed 
van kunst en schoonheid is op het morele 
wezen van de mens. Zo probeert hij de twijfel 
te bezweren die even de kop opstak in een 
van de oorspronkelijke brieven aan zijn wel-
doener, de Deense prins von Augustenburg: 
‘Misschien heeft mijn voorliefde voor schone 
wetenschap en kunst mij verleid haar invloe-
den toe te schrijven waartoe zij niet in staat 
zijn. Misschien had ik vóór alles de invloed 
van de esthetische cultuur op de morele 
boven iedere twijfel moeten verheffen.’ Dat 
laatste gebeurt alsnog in de herschreven en 
uitgebreide versie van zijn brieven, die in Die 
Horen is verschenen. 
	 Zonder hier nu Schillers kronkelige rede-
neringen tot in detail te volgen1, is het zon-
neklaar dat hij de kunst, het esthetische, 
een kapitale rol toekent in de overgang van 
de zinnelijke, fysieke natuur van de mens 
naar diens geestelijke, morele natuur. 
Zonder een esthetische tussenfase was de 
mens bijvoorbeeld nooit van dier tot mens 
geworden. Belangrijk is in dit verband de 
notie van het spel of  liever van de Spieltrieb. 
Deze ontstaat wanneer de twee tegenstrij-
dige gronddriften welke Schiller onder-
scheidt – de fysieke stofdrift en de morele 
vormdrift – met elkaar in harmonie verke-
ren. Pas dankzij deze harmonie of  balans 
zou de overgang van het fysieke naar het 
morele mogelijk worden. Maar ook daarna 
blijft het esthetische van belang, aangezien 
stofdrift en vormdrift steeds de neiging heb-
ben voor zichzelf  het alleenrecht op te eisen. 
Dat dient te worden voorkomen, want tot 
wat voor ellende zo’n alleenrecht kan leiden 
was wel gebleken tijdens de Frans Revolutie, 
met een geheel door de stofdrift bepaald volk 
en een geheel door de vormdrift bepaalde 
elite. Vandaar dat Schiller het heil voor de 
toekomst verwacht van een esthetische 
opvoeding: via de duurzame omgang met 
schoonheid en kunst wordt de speeldrift, de 
harmonie tussen stof- en vormdrift, gesti-
muleerd. En wat nog belangrijker lijkt: in de 
esthetische toestand, wanneer het spel 
domineert, is de mens pas werkelijk vrij. 
Daar was het tenslotte allemaal om begon-
nen, om een morele en dus per definitie op 
vrijheid gestoelde preparatie op de politieke 
vrijheid.
	 En passant leidt dit ook tot waardevolle 
inzichten over de aard van de esthetische 
ervaring. In de vijftiende brief  lezen we bij-
voorbeeld de beroemd geworden frase over 
de mens die alleen speelt ‘indien hij in de 
volle betekenis van het woord mens is’ – en 
zo voegt Schiller eraan toe: ‘hij is alleen dan 
geheel mens indien hij speelt’. Vrij vertaald: de 
mens is alleen ten volle mens wanneer hij 
beschikt over al zijn mogelijkheden. Dat is 
volgens Schiller (in brief  22) het geval in de 
esthetische toestand, wanneer de mens 
voor even ‘niets’ [Null] is, onbepaald door 
een van zijn beide gronddriften en tegelijk 
oneindig bepaalbaar. Daarin schuilt zijn 

vrijheid, die tevens zijn mens-zijn uitmaakt; 
in de esthetische toestand wordt het hem, 
zoals Schiller schrijft, ‘van nature mogelijk 
[…] gemaakt, om van zichzelf  te maken wat 
hij wil’, hij krijgt de vrijheid terug ‘om te zijn 
wat hij moet zijn’.
	 Wat hij moet zijn, dat is: een moreel 
wezen. Toch lijkt de vrijheid van de estheti-
sche toestand in principe ook een keuze 
voor een louter zinnelijk leven toe te staan, 
aangezien de mens er de keuze krijgt uit al 
zijn mogelijke bepalingen. Schiller noemt de 
schoonheid niet voor niets ‘onze tweede 
schepper’. De bestaande toestand wordt 
onderbroken en alles kan weer als nieuw 
beginnen, zij het niet noodzakelijk in dezelf-
de vorm. Dankzij de vrijheid van de estheti-
sche toestand kan de mens à la Sartre zich-
zelf  kiezen. David Bowie zou zeggen: we zijn 
en blijven absolute beginners. Novalis 
omschreef  in verwante bewoordingen het 
effect van poëzie: ‘Alle poëzie onderbreekt de 
gewone toestand […] om ons te vernieuwen 
en zo ons levensgevoel immer actief  te hou-
den.’ Maar we kunnen ook denken aan 
Rilkes bekende gedicht Archaischer Torso 
Apollos, waarvan de laatste regel eindigt 
met de constatering Du mußt dein Leben 
ändern. De ware esthetische ervaring laat 
niemand onberoerd en dus onveranderd. 
Welke kunstliefhebber zal het bestrijden?
	 Het gaat hierbij allereerst om een indivi-
duele ervaring en verandering. Of  daar ook 
nog enig collectief heil uit zal voortkomen, is 
minder evident. Zowel het volk als de elite 
moesten in Frankrijk door een esthetische 
opvoeding tot harmonieuze, tegelijk zinne-
lijke en morele wezens worden gemaakt. 
Zou dezelfde esthetische opvoeding voor 
beide groepen geschikt zijn? Schillers ant-
woord is negatief. Hij onderscheidt namelijk 
twee soorten schoonheid, waarvan de ene 
(de ‘smeltende’ schoonheid) het zinnelijke 
volk moet vermurwen en de andere (de 
‘energieke’ schoonheid) de decadente elite 
weer wat bloed in de aderen moet brengen. 
Misschien om deze complicatie te omzeilen, 
heeft Schiller tegen het eind van zijn Brieven, 
zonder het met zoveel woorden te zeggen, de 
status van zijn esthetische toestand veran-
derd: van overgangstoestand wordt zij eind-
toestand en van middel wordt zij doel. 
Schiller spreekt nu ook niet meer over een 
esthetische toestand, maar over een estheti-
sche staat, een politieke entiteit die idealiter 
alles zal realiseren wat de Franse Revolutie 
de burgers had beloofd, maar niet had gele-
verd: vrijheid, gelijkheid en broederschap.
	 Opeens lijkt het verschil tussen de estheet 
en de revolutionair – tussen Schiller en 
Hölderlin of  tussen Schiller en de vroege 
romantici – verdwenen: allen geven zij zich 
over aan een roekeloos utopisme. Of  toch 
niet helemaal, want in de laatste alinea van 
de laatste brief  keert Schiller op zijn schre-
den terug. Op de retorische vraag of  zijn 
esthetische staat ook echt bestaat, ant-
woordt hij: ‘De behoefte aan zo’n staat leeft 
in iedere fijnbesnaarde ziel, maar in feite zal 
men hem, zoals bij de zuivere kerk en de zui-
vere republiek, alleen kunnen aantreffen in 
een bescheiden aantal uitgelezen kringen.’ 
Waarmee het verschil tussen Schiller en zijn 
jongere collegae weer is hersteld.
	 Op het laatste nippertje deinst Schiller 
terug voor zijn eigen utopie. Halfhartigheid? 
Verloochening van idealen? Belangrijker is 
de vraag wat Schillers reserve vandaag zou 
kunnen betekenen. Na twee eeuwen erva-
ring met het romantische engagement, 
oftewel twee eeuwen van even hoogdraven-
de als vergeefse pretenties, na honderd jaar 
‘historische avant-garde’ en een halve eeuw 
avant-gardistisch gedweep met moorddadi-
ge totalitaire ideologieën en regimes, ligt het 
misschien meer voor de hand om van een 
realistische scepsis te spreken. Een scepsis 
bovendien die niet pas werd uitgelokt door 
het ontspoorde geweld van de Franse 
Revolutie, maar al aanwezig was in zijn tra-
gedie Don Carlos uit 1787, daar belichaamd 
door het personage van de markies von 
Posa, de meedogenloze wereldverbeteraar 
voor wie het doel de middelen heiligt en die 
zijn vriend opoffert voor zijn hooggestemde 
idealen.
	 Misschien zit de actualiteit van Schillers 
utopische engagement niet zozeer in het 
engagement zelf, als wel in de tijdige stap 
terug. In Schillers geest kunnen we ons 
daarom afvragen of  het romantische enga-
gement, in welke vorm dan ook, wel in staat 
mag worden geacht om zijn idealen te reali-
seren. En of  het geen tijd wordt de ambities 
en pretenties ervan, die in verdunde vorm 
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nog altijd hun slagschaduw vooruitwerpen, 
definitief  bij te stellen. Maar Schiller heeft 
zijn laatste woord nog niet gesproken. Hij 
suggereert ook nog een geheel ander, aller-
minst utopisch en veel beter op de kunst 
toegesneden engagement.

Twee behoeften 

Dat engagement heeft alles te maken met de 
esthetische categorie van het sublieme, die 
in de achttiende eeuw naast en tegenover 
het schone kwam te staan. In Schillers 
Brieven gaat het voornamelijk over de 
schoonheid. Weliswaar maakt hij, zoals we 
al hebben gezien, in brief  16 een onder-
scheid tussen ‘smeltende’ en ‘energieke’ 
schoonheid, maar in de praktijk komt voor-
al de smeltende schoonheid aan bod. Over 
de energieke schoonheid (die in de brieven 
aan Augustenburg nog gewoon ‘het sublie-
me’ werd genoemd) horen we hem hierna 
niet meer. 
	 Dat Schiller zich beperkt tot de smeltende 
schoonheid ofwel de schoonheid tout court, 
en nauwelijks ingaat op de energieke 
schoonheid ofwel het sublieme, suggereert 
dat de Brieven incompleet zijn. In brief  16 
wordt een nadere behandeling van de ener-
gieke schoonheid immers wél in het vooruit-
zicht gesteld. Nu heeft Schiller diverse essays 
geschreven over het sublieme, merendeels in 
connectie met zijn theorie van de tragedie. 
Een uitzondering op dit laatste vormt het 
essay Über das Erhabene, dat voor het eerst in 
1801 werd gepubliceerd in het derde deel 
van zijn Kleinere prosaische Schriften.2 Het 
essay bevestigt de indruk van onvoltooid-
heid, want Schiller noemt het sublieme er 
een noodzakelijke aanvulling op het schone 
‘om de esthetische opvoeding tot een volko-
men geheel te maken’. Ook gaat het nu niet 
meer om het volk en de elite, maar om de 
mens in het algemeen, wiens esthetische 
opvoeding kennelijk zowel de schoonheid als 
het sublieme nodig heeft. De door chroni-
sche ziekte geplaagde dichter verzucht er 
hoe handig het niet zou zijn als de mens via 
de confrontatie met het sublieme als het 
ware een ‘inenting [Inokkulation] met het 
onvermijdelijke noodlot’ kreeg; dan kon hij 
er veel beter tegen wanneer het hem daad-
werkelijk trof.
	 Het sublieme staat voor een ervaring van 
de onontkoombare disharmonie van de 
wereld, die zich onder meer aandient in het 
besef  van de eindigheid, in het chaotische 
natuurgeweld en in de blinde noodzakelijk-
heid van de geschiedenis. Manifesteert de 

idealist of  optimist Schiller zich in het ver-
heerlijken van de schoonheid, dan ontmoe-
ten we in de aandacht voor het sublieme 
een Schiller die minder vertrouwd, maar 
daarom niet minder aanwezig is: de realist 
of  pessimist. Alle Menschen werden Brüder, 
dichtte de eerste in zijn beroemdste gedicht; 
de tweede was zich er maar al te zeer van 
bewust dat dit niet van een leien dakje zou 
gaan, als het er al ooit van zou komen. 
Onder de paraplu van het sublieme opent 
zich de tragische dimensie van Schillers 
levensvisie of  wereldbeeld.
	 Daar blijft het niet bij, want Schiller ont-
waart bij de mens ook een positieve hou-
ding ten aanzien van het sublieme. Hij is 
ervan overtuigd dat de mens de voorkeur 
geeft aan de ‘wilde watervallen en nevelge-
bergten van Schotland, Ossians grote 
natuur’ boven de ‘zware overwinning van 
het geduld op de lastigste der elementen’ in 
het ‘kaarsrechte Holland’. In de polder is 
het leven weliswaar een stuk veiliger en 
comfortabeler dan ‘aan de voet van de 
Vesuvius’, en het verstand dat wil begrijpen 
en ordenen, komt bepaald beter aan zijn 
trekken in een ‘regelmatig keukenhof ’ 
[Wirtschaftsgarten] dan in een ‘wilde 
natuur’, maar ‘de mens heeft nog een 
behoefte meer dan te leven en het zich goed 
te laten gaan, en ook nog een andere 
bestemming dan de verschijnselen om hem 
heen te begrijpen’.
	 Schiller doelt ongetwijfeld op de morele 
roeping van de mens, die zich ook in Kants 
Kritik der Urteilskraft bij de confrontatie met 
het sublieme aandient. De attractie van het 
sublieme wordt door Schiller echter op 
zodanig verwoord (de ‘bedenkelijke anar-
chie van de morele wereld’) dat zich hier 
tegelijkertijd een andere dubbelzinnigheid 
lijkt te openbaren. Hoezeer de mens zich als 
verstandelijk wezen ook mag uitsloven om 
de wereld naar zijn hand te zetten, ter wille 
van kennis en comfort – zodra het verlan-
gen naar overzicht en orde is bevredigd, 
begint de hunkering naar avontuur, gevaar, 
huiver, intensiteit en grandeur; en om die 
hang te bevredigen, is de ‘grote huishou-
ding [Haushaltung] van de natuur’ hem veel 
meer van dienst dan de ‘goede economie’ 
[Wirtschaft]. Met andere woorden: je kunt 
de nadruk leggen op de morele mogelijkhe-
den, maar evengoed op de fundamentele 
verdeeldheid van de mens, die alle harmo-
nie of  synthese bij voorbaat onmogelijk 
maakt. Zoals het is, is het in elk geval nooit 
goed.
	 Dat heeft consequenties voor de kunst. 
Waarom zou deze zich moeten verbinden 

aan de slappe leugen van de schoonheid en 
harmonie van de wereld? Waarom zouden 
we niet het ‘boosaardige lot’ recht in de 
ogen zien, zegt Schiller, die hier in navolging 
van Moritz een al bijna schopenhaueriaans 
contemplatief  ideaal vertolkt: ‘Niet in de 
onwetendheid van de ons omringende 
gevaren […], slechts in de kennis daarvan 
ligt heil voor ons. Aan deze kennis helpt ons 
het vreselijke heerlijke schouwspel van de 
alles vernietigende en alles herscheppende 
en ook weer vernietigende verandering’ – 
en dit zowel in de natuur als in de geschiede-
nis. Pas dan bewijst ook het – door Schiller 
telkens weer benadrukte – schijnkarakter 
van de kunst zijn echte waarde. Men hoeft 
immers niet werkelijk een in ellende gedom-
peld leven te leiden om van de tragische 
kwaliteit van het bestaan doordrongen te 
raken. Of  zoals Schiller het uitdrukt: ‘De 
kunst heeft alle voordelen van de natuur 
zonder haar ketenen met haar te delen.’
	 Schillers afwijzing van een engagement à 
la Hölderlin komt hier in een scherper licht 
te staan. Het ging hem niet zozeer om liefde 
voor de versvoet, maar om het behoud van 
de kunst als ‘schijn’. Dat wil zeggen: om het 
besef  dat kunst en leven niet hetzelfde zijn, 
en dat daarin een geweldig voordeel schuilt 
voor de kunst. Want alleen als we kunst en 
leven, schijn en werkelijkheid, uit elkaar 
houden, blijft de unieke speelruimte intact 
die de kunst en het esthetische zo waardevol 
maken in een door nut, rationaliteit en 
beheersing geobsedeerde moderniteit. 
Alleen daar kan men een glimp opvangen 
van de complexiteit van een nooit volledig te 
beheersen wereld en van onze door tegen-
strijdigheid, ambivalentie en ambiguïteit 
getekende menselijke natuur.

Roes en rede 

In dit licht krijgt een merkwaardige passage 
in de tweeëntwintigste brief  reliëf, waarin 
Schiller stelt dat de stemming waarin een 
echt kunstwerk ons moet brengen, bestaat 
uit een ‘grote kalmte en vrijheid van geest’. 
Dat hij zich keert tegen een expliciet mora-
listische kunst die haar publiek een voor-
spelbare boodschap opdringt, is goed te 
begrijpen vanuit de nieuwe autonomie van 
de kunst. Maar hij schrijft ook: ‘Het gemoed 
van de toeschouwer en luisteraar moet vol-
komen vrij en ongeschonden blijven, het 
moet de tovercirkel van de kunstenaar even 
zuiver en volkomen verlaten als het uit de 
handen van de schepper is gekomen.’ Die 
gedachte staat haaks op de verandering die 

Schiller eerder van de esthetische ervaring 
leek te verwachten.
	 Een mogelijke verklaring voor deze discre-
pantie schuilt in het feit dat een samenle-
ving met een hoge graad van beschaving 
minder behoefte heeft aan verdere verbete-
ring dan aan de ‘sublieme’ kennis van de 
complicaties die zo’n verbetering (denk aan 
de ‘humane’ meedogenloosheid van Posa 
in Don Carlos) met zich meebrengt. Via het 
kunstwerk staat de mens oog in oog met 
zijn eigen vrijheid, met zijn mogelijkheden 
en zijn beperkingen, zowel ten goede als ten 
kwade. Op grond van die vrijheid confron-
teert het kunstwerk de mens met zijn ver-
antwoordelijkheid.
	 Anders gezegd: met zijn nadruk op kalm-
te en vrijheid bepleit Schiller een kunst 
voor volwassen mensen, die beschikken 
over eigen oordeelsbevoegdheid en daarom 
niet moeten worden lastiggevallen met een 
preek noch met een appel aan hun troebe-
ler driften. Hieruit spreekt ongetwijfeld een 
groot vertrouwen in de mens als redelijk 
wezen. De afkeer van emotie en opwinding 
was niet alleen een pseudoklassieke idio-
syncrasie van Schiller (en Goethe), maar 
ook en vooral een bewijs dat hij zijn publiek 
serieus wenste te nemen. Misschien wel te 
serieus, kunnen we achteraf  vaststellen. 
Een esthetische ervaring bestaat nu een-
maal zelden of  nooit uit enkel vrijheid en 
kalmte – gevoel, passie, vervoering, zinne-
lijk genot horen er net zo goed bij.
	 Maar van Schiller kunnen we leren dat 
ook rationele reflectie er deel van uitmaakt. 
Pas als beide aanwezig zijn, roes en rede, 
kan de esthetische ervaring leiden tot de 
luciditeit die haar grootste geschenk vormt: 
een luciditeit die recht doet aan onze – door 
Schiller zo indrukwekkend gepeilde – 

innerlijke verdeeldheid en die we alleen in 
een autonoom, niet met het leven samen-
vallend kunstwerk ten volle kunnen erva-
ren. Ook dat zou je een vorm van esthetische 
opvoeding kunnen noemen, al gaat het dan 
om een opvoeding die enkel en alleen de ver-
groting van onze zelfkennis dient: geen 
opvoeding als middel tot iets anders (revolu-
tie, rechtvaardigheid, wereldharmonie), 
maar als doel op zich. Dat is niet niks, inte-
gendeel. De bevordering van de mens als 
lucide wetend wezen zou wel eens het enige 
engagement kunnen zijn waartoe de kunst 
in staat is zonder teleur te stellen. 

Noten

	 1 	Zie daarvoor hoofdstuk 7 van mijn De 
esthetische revolutie – hoe Verlichting en 
Romantiek de Kunst uitvonden, Amsterdam, 
Uitgeverij Boom, 2015, pp. 189-221.

	 2 	Waarschijnlijk is de tekst al eerder geschreven, 
rond 1793, toen ook de andere essays over het 
sublieme zijn ontstaan. Gezien de verwijzing 
naar de ‘esthetische opvoeding’ ligt het wel 
voor de hand om ervan uit te gaan dat Schiller 
de tekst voor de publicatie in 1801 heeft 
herschreven. Maar in welke mate, dat is 
onbekend.

Bas Jan Ader

Fall 1, 1970. © Museum Boijmans Van Beunungen, Rotterdam
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Herbert Archive Seminar Day 
In progress
Zo. 22 mei 2016, 14:00 – 17:00

Sprekers: 

Yves Aupetitallot, Joris D’hooghe, 
Laura Hanssens, Moritz Küng

Binnen de graduele uitbouw van Herbert Archive organi­
seert Herbert Foundation op geregelde tijdstippen evene­
menten die stilstaan bij de betekenis en waarde van  
documenten.
 Op zondag 22 mei 2016 vindt van 14:00 tot 17:00 als  
eerste activiteit de Seminar Day In progress plaats. De studie­
dag staat stil bij het Archief van Herbert Foundation en het 
belang van documenten in relatie tot de kunstwerken.  
 Na een introductie door Laura Hanssens over de inhoud 
en rol van Herbert Archive gaan drie gastsprekers, Yves 
Aupetitallot, Joris D’hooghe en Moritz Küng, dieper in op 
een persoonlijke selectie van documenten.

Programma:

14:00 welkomstwoord 
14:15 Laura Hanssens (artistic coordinator / archive 

manager Herbert Foundation) over de inhoud van 
Herbert Archive

14:45 Moritz Küng (freelance curator en editor) over een 
selectie publicaties en posters van Heimo Zobernig

15:15 pauze
15:45 Joris D’hooghe (doctorandus Vrije Universiteit 

Brussel) over een selectie publicaties van Marcel 
Broodthaers

16:15 Yves Aupetitallot (voormalig directeur Le MAGASIN 
Grenoble) over een selectie publicaties van Martin 
Kippenberger, Mike Kelley en/of Franz West

16:45 vragen uit het publiek
17:00 einde

De Seminar Day wordt vergezeld van een kleine archief-
tentoonstelling en gaat door in de nieuwe ruimte aan de 
Raas van Gaverestraat 108.
 
Voertaal: Engels
Beperkt aantal plaatsen beschikbaar
Reserveren via reservation@herbertfoundation.org
Meer informatie via www.herbertfoundation.org

Herbert Foundation 
Coupure Links 627 A, Gent 
t: +32 9 269 03 00 
contact@herbertfoundation.org  
www.herbertfoundation.org
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KOEN BRAMS

1. Teorema

De film Teorema (1968) van Pier Paolo 
Pasolini verhaalt over de ingrijpende gevol-
gen van het bezoek van een mysterieuze 
jongeman aan een Milanees gezin. Als eer-
ste valt de huishoudster voor de charmes 
van de gast, snel gevolgd door zoon Pietro, 
moeder Lucia, dochter Odetta en uiteinde-
lijk ook vader Paolo, een fabrieksdirecteur. 
Met alle gezinsleden, zelfs met de hond, 
smeedt de naamloze bezoeker intens intie-
me, erotische banden. Zodra iedereen in zijn 
ban is geraakt, bezorgt de postbode – 
Angiolino genaamd, wat ‘engeltje’ betekent 
– een brief  waarin het vertrek van de gast 
wordt aangekondigd. Ieder verwerkt het 
afscheid op zijn of  haar manier. De meid 
verlaat het huis, wordt een volksheilige en 
wenst enkel nog brandnetelsoep te consu-
meren. Odetta wordt in cataleptische toe-
stand afgevoerd door een ambulance. 
Pietro, beeldend kunstenaar, weet zich geen 
raad meer, en urineert op een monochroom 
doek alvorens een pot blauwe verf  op maag-
delijk linnen leeg te gieten. Lucia gaat op 
zoek naar jongemannen om de ene seksuele 
escapade na de andere te beleven. Paolo 
schenkt zijn bedrijf  aan zijn arbeiders, ont-
kleedt zich en trekt naakt door de woestijn. 
Emilia, de dienstmeid, verlangt ten slotte 
levend begraven te worden; uit haar ogen 
druppelen wondertranen. Van de heiland of  
duivel is intussen al lang geen spoor meer.

2. Antwerpen, 1969

In de lente van 1969 arriveert James Lee 
Byars (Detroit, 1932) in Antwerpen. Hij 
heeft een uitnodiging op zak van Anny De 
Decker en Bernd Lohaus, de eigenaars van 
de Wide White Space Gallery. Het contact 
tussen de Antwerpse galeristen en de 
Amerikaanse kunstenaar was korte tijd 
voordien tot stand gekomen. Het was 
Christo Javacheff, die eerder reeds een solo-
tentoonstelling had in de Wide White Space, 
die De Decker en Lohaus warm had gemaakt 
om een afspraak te beleggen met James Lee 
Byars. Midden maart reisden De Decker en 
Lohaus naar New York; een goede maand 
later stond de rijzige Amerikaan in 
Antwerpen om zijn eerste tentoonstelling in 
Europa te realiseren. Vanuit Antwerpen zou 
hij de rest van het continent veroveren.
	 Van 18 april tot 7 mei 1969 stelde James 
Lee Byars tentoon in de W.W.S. De term 
‘tentoonstelling’ is evenwel niet geheel 
geschikt om de aard van Byars’ activiteiten 
te omschrijven. Dat wordt al aangegeven 
door een stervormig kaartje waarop in 
uiterst kleine purperen letters de volgende 
tekst is aangebracht: ‘WWS Has Been 
Renamed the Institute for The Advanced 
Study of  James Lee Byars.’ Met de komst 
van de Amerikaanse kunstenaar werd de 
W.W.S. dus herdoopt: de ‘galerie’ werd een 
‘instituut’.
	 Byars was gedurende de genoemde periode 
haast permanent aanwezig in zijn ‘instituut’ 
en voerde er verschillende performances of  
happenings op, sommige vermeld op een 
vierkanten uitnodigingskaart, andere 
onaangekondigd. Met kleine groene letters 
op witte achtergrond werden op de uitnodi-
gingskaart de volgende drie evenementen 
bekendgemaakt: 75 in a hat, a pink silk air-
plane for 100 en 1000 minutes of  attention or 
½ an autobiography of  James Lee Byars. Dat 
het van meet af  aan de bedoeling was om 
meer dan drie presentaties te organiseren, 
maakt volgend zinnetje op de kaart duidelijk: 
‘Telephone for daily schedule 03/38.13.55’. 
Elke dag kon er wel iets gebeuren. Met een 
eenvoudig belletje kon iedere geïnteresseer-
de informeren naar the daily special.
	 Op de avond van de opening op 18 april 
1969 voltrok zich de happening 75 in a hat 
in een kleine, afgescheiden ruimte in het 
pand van de W.W.S. aan de Schildersstraat. 
75 personen konden in de ruimte plaatsne-
men en een rood kunstzijden hoedje opgezet 
krijgen. De puntmutsjes waren in een lange, 

smalle strook zijde ingestikt; alle participan-
ten waren aldus met elkaar verbonden. De 
happening werd op 1 mei 1969 herhaald. 
Op die dag marcheerden 75 gemutste en via 
zijden ‘kettingen’ met elkaar verbonden 
vrijwilligers door de straten van het 
Antwerpse Zuid. Het gemeenschappelijke 
kledingstuk werd na de performance in de 
galerieruimte geëxposeerd.
	 Op de openingsavond vond ook een 
onaangekondigde performance plaats. In de 
lange rechthoekige ruimte van de W.W.S. 
zaten twee ‘modellen’ onder een rood kunst-
zijden doek. Hun hoofden staken door twee 
openingen, hun mond en neus waren 
gemaskerd. Op het hoofd zat telkens een 
rode puntmuts; enkel de ogen waren dus 
zichtbaar. De ene persoon zat vooraan de 
galerieruimte, de andere helemaal aan de 
andere kant, het zijden doek verbond bei-
den. De ruimte was voor de gelegenheid vol-
ledig wit geschilderd – de muren, het pla-

fond en zelfs de vloer. Ook de belichting was 
aangepast: de tl-buizen waren uitgescha-
keld; de op gelijkmatige afstand gemonteer-
de spots wierpen een straal licht op de twee 
roerloze gestalten en het zijden doek tussen 
hen.
	 Vanaf  25 april 1969 werd een ander 
kunstzijden doek gebruikt voor de happe-
ning a pink silk airplane for 100. Ditmaal 
ging het om een roze kunstzijden kleed in de 
vorm van een vliegtuig. De bezoekers van de 
galerie werden uitgenodigd om volgens 
zorgvuldige aanwijzingen van Byars onder 
het doek plaats te nemen: het hoofd door 
een van de honderd openingen gestoken, de 
knieën opgetrokken en door beide handen 
samengeklemd.
	 De derde aangekondigde performance 
had een autobiografisch document als uit-
gangspunt. Gedurende zijn verblijf  in 
Antwerpen had Byars op een grote hoeveel-
heid vellen papier telkens één zin over zijn 
leven geschreven. Op 2 mei 1969 werd het 
egodocument voorgesteld in de galerie, 
waarvan de vloer voor de gelegenheid roze 
was geschilderd. Byars, gehuld in een roze 
kleed, zat achter een roze geschilderde hou-
ten wand waarin een gat was gemaakt. De 
bezoekers, die verzocht werden eerst hun 
schoenen uit te doen, konden hem benade-
ren en hem zinnen horen debiteren uit het 
boek over zijn leven: ‘A single sentence 
maybe a complete autobiography’, ‘Break
fast is my favorite meal’, ‘Can you ask a 
direct question?’…
	 Het volgende deel van Byars’ project vond 
– opnieuw onaangekondigd – niet in 
Antwerpen maar in Oxford plaats. Byars 
reisde met zijn pink silk airplane naar de 
Britse universiteitsstad. Pogingen om pro-
fessoren en studenten de trip van hun leven 
te bezorgen, bleken tevergeefs. Ook een 
bezoek aan Wittgensteinexpert G. E. M. 
Anscombe liep faliekant af. Ondertussen 
stuurde Byars vanuit Oxford telegrammen 
naar de W.W.S., die ter plekke geëxposeerd 
werden. De per telegraaf  overgebrachte 
berichten omvatten vragen zoals ‘How 
many questions can you ask about a ques-
tion?’, ‘Who believes in Oxford question?’ en 
‘Am I the complete history of  the world 
question?’
	 Nadat hij uit Oxford was teruggekeerd, 
ondernam Byars een reis naar Düsseldorf  in 
het gezelschap van de diamantair en verza-
melaar Isi Fiszman. Hij zette de happening 
met het roze vliegtuig op en maakte via 
Fiszman contact met Joseph Beuys, het 
begin van een levenslange vriendschap.
	 Met deze gedetailleerde beschrijving zijn 
nog niet alle activiteiten van Byars geïnven-
tariseerd. Tijdens zijn verblijf  werden 
immers ook nog twee ‘edities’ aan een 
beperkt aantal galeriebezoekers bezorgd of  
toegestuurd: het reeds vermelde vijfbenige 
sterretje met de minuscule purperen letters 
en een verfrommelde reep wit papier waar-
op met zwarte letters de volgende tekst was 
aangebracht: ‘The Epitaph of  Con.Art is 
which Questions Have Disappeared.’

3. Byars’ leven en werken

Enige tijd na zijn vertrek uit Antwerpen, 
meer bepaald in de herfst van 1969, bracht 
Anny De Decker Byars’ autobiografie uit in 
een oplage van 250 exemplaren. Het op 
roze papier gedrukte kunstenaarsboek 
draagt maar liefst vier titels: 100.000 
Minutes or The big sample of  Byars or 1/2 an 
autobiography or The first paper of  philosophy. 
Aan de hand van 100.000 Minutes kan het 
eerste deel van Byars’ leven – ‘volgens de 
statistieken ben je op je 36 halfweg’, zoals 
hijzelf  opmerkt – worden gereconstrueerd: 
zijn jeugdjaren (‘I went to the Edgar Allan 
Poe School in Detroit’), zijn fascinatie voor 
de Japanse cultuur (‘I went to Japan 7 
times’; ‘I showed a 100’ on top of  Mount 
Fuji in 66’; ‘I know a priest in Kyoto who 
walks 50’ a year for the public to see’; ‘My 
favorite sound is the noh flute’), talloze wer-
ken (‘I did a tactile garden for Mr. Softie in 
57’; ‘My first NY exhibition was in the fire 
escape of  MOMA in 58’; ‘One of  my exhibi-
tions was being a 12 hour mute servant for 

the rotund man in Denver’; ‘I made a mile 
long pink silk hat for 1000 people’; ‘In 1962 
I gave away 10.000 clear bags of  air with 
tiny printed ? marks in each’; ‘W.W.S. in 
Antwerp is renamed the institute of  the 
advanced study of  James Lee Byars’; ‘I will 
gather all thought at the Hudson Institute 
as my summer work’) en meerdere tentoon-
stellingen (in het MOMA, het Carnegie 
Museum, het UCLA Museum, het Berkeley 
Museum, de Green Gallery en de Willard 
Gallery).
	 100.000 Minutes bevat heel veel informa-
tie, maar er zijn ook opvallende lacunes. Zo 
komen we in het roze kunstenaarsboek niet 
te weten dat Byars de zoon was van een con-
servatieve advocaat, dat hij broers noch 
zussen had, dat hij psychologie, filosofie en 
kunst aan de Wayne State University 
(Detroit) studeerde, dat hij in Japan aan de 
kost kwam als leraar Engels, dat hij het werk 
van Mark Rothko bewonderde en dat hij 
ooit voor het autobedrijf  Cadillac had 
gewerkt.

4. Teorema (II)

Het was kunst- en architectuurcriticus 
Geert Bekaert die de vergelijking maakte 
tussen de mysterieuze jongeman in de film 
van Pier Paolo Pasolini en de Amerikaanse 
kunstenaar. In juli 1969 schreef  hij in het 
Vlaams-Nederlandse tijdschrift Streven: 
‘James Lee Byars loopt in onze wereld rond 
zoals de gast in Pasolini’s Teorema, wel wat 
opvallender gekleed, maar even gewoon.’1 
De verwijzing mag zonder meer bijzonder 
worden genoemd. Pasolini’s prent was nau-
welijks een jaar eerder uitgekomen en had 
enorm veel ophef  veroorzaakt. De film had 
na zijn vertoning op het Festival van Venetië 
een prijs gekregen van de International 
Catholic Film Office, maar was vervolgens 
in de ban gedaan door het Vaticaan. De 
prent werd ook een tijdje uit roulatie geno-
men door het Italiaanse gerecht. Kortom, 
Teorema was een ware schandaalfilm.
	 Zelfs als de film niet zou zijn gecontesteerd 
of  geconfisceerd, was het nog opmerkelijk 
geweest dat Bekaert de relatie legde tussen 
Pasolini’s personage en James Lee Byars. 
Zowel de seksuele als de politieke connota-
ties van de film bleven echter onvermeld in 
Bekaerts tekst. Hem was het vooral te doen 
om het volgende: ‘Alles wat hij [James Lee 
Byars] doet, hoe uitzonderlijk ook naar de 
gangbare normen, bezit zulk een vanzelf-
sprekendheid en coherentie, dat we gemak-
kelijk aan zijn kant kunnen gaan staan en, 
met hem, als een vreemde onze eigen gedra-
gingen en onze eigen wereld bekijken.’ In 
een andere tekst, bijgedragen aan het tijd-
schrift TABK (Tijdschrift voor Architectuur en 
Beeldende Kunst), werkte Bekaert de paral-
lellen nog verder uit: ‘Op weg naar het zui-
den ontmoet hij [James Lee Byars] op een 
goeie dag aan het ontbijt een man die inte-
resse had voor wat hij deed. […] Byars stelde 
hem voor om twaalf  uur lang zijn ‘stomme 
dienaar’ te zijn, en alles voor hem te doen. 
[…] Byars, gekleed in een wit pak, nam ele-
gant de koffers en volgde de man twaalf  uur 
lang in Denver, steeds maar erop uit hem in 
al zijn wensen voor te zijn. In de Wide White 
Space was hij op die manier drie weken lang 
de ‘stomme dienaar’, die door zijn aanwe-
zigheid alles op zijn kop zette.’2 Vooral de in 
100.000 Minutes vermelde ‘tentoonstel-
ling’ – ‘being a 12 hour mute servant for the 
rotund man in Denver’ – zette Bekaert dus 
op het spoor om Byars te koppelen aan 
Pasolini’s naamloze zalig- of  amokmaker.

5. Woord en beeld

Geert Bekaert schreef  in totaal drie teksten 
over Byars’ optreden in Antwerpen. Ze wor-
den telkens geïllustreerd met bloedmooie 
foto’s van Rudolf  Walscharts. De eerste 
tekst verscheen in Kunst- en Cultuuragenda 
(het weekblad van het Paleis voor Schone 
Kunsten), nauwelijks twee weken na de 
memorabele openingsavond in de Wide 
White Space Gallery.3 Enkel de eerste twee 
performances komen in deze tekst dus aan 

Byars in Belgium: enkele hoofdstukken
Deel 1. De aankomst van James Lee Byars in België

James Lee Byars

75 in a hat, Wide White Space Gallery, Antwerpen,  
18 april 1969. Foto: Rudolf  Walscharts

James Lee Byars

75 in a hat, Wide White Space Gallery, Antwerpen,  
18 april 1969. Foto: Robert Van den Bempt

James Lee Byars

a pink silk airplane for 100, Wide White Space Gallery, 
Antwerpen, vanaf  25 april 1969

foto: Robert Van den Bempt

James Lee Byars

onaangekondigde en titelloze performance,  
Wide White Space Gallery, Antwerpen, 1969
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bod. In de bijdragen in TABK en Streven wor-
den alle op de uitnodigingskaart aangekon-
digde happenings en de titelloze perfor-
mance met de twee gemaskerde en gemutste 
modellen besproken. De korte tekst in 
Streven wordt bovendien gevolgd door een 
interview dat Bekaert met Byars had op 1 
mei 1969. De tekst van dat interview werd 
persklaar gemaakt door Walter Van Dyck, 
een medewerker van de openbare omroep 
die het gesprek tussen Bekaert en Byars bij-
woonde.
	 In de drie teksten spreekt Bekaert zijn 
bewondering uit voor het esthetische raffi-
nement van het werk van Byars. Hij roemt 
de vormgeving van de uitnodigingskaart en 
het sterretje. Met ontzag beschrijft hij de 
herinrichting van de galerie: ‘De wide white 
space gallery was één magnifieke ruimte, 
wit van vloer tot plafond.’ De (onaangekon-
digde) performance van de twee haast vol-
ledig verhulde personen ontlokt hem de 
meeste superlatieven. Ook de verschijning 
van de kunstenaar komt uitgebreid aan 
bod: ‘Byars leidde de ritus, een prachtige, 
glimlachende verschijning, helemaal in het 
zwart, een hoge hoed op de lange zorgvul-
dig gekamde haren, even direct als onge-
naakbaar, een priester in de religieuze bete-
kenis van het woord.’ De naar perfectie 
neigende esthetiek wordt door Bekaert 
aldus met religie in verband gebracht. 
Voortdurend schrijft hij over Byars’ perfor-
mances als rituelen, waarbij hij nadrukke-
lijk stilstaat bij de overgang van het banale 
en het dagelijkse naar een andere vorm van 
‘zijn’: ‘De belangrijkste momenten van het 
gebeuren zijn het binnenkomen en het bui-
tengaan, de overgang.’ En verder: ‘Misschien 
is er iemand die thuiskomt en het schilderij 
aan de muur niet meer kan verdragen.’ 
Deze conclusie is een impliciete verwijzing 
naar Pasolini’s Teorema, waarin alle perso-
nages door toedoen van de geheimzinnige 
gast een gedaanteverwisseling ondergaan 
en met name zoon Pietro’s kijk op kunst 
fundamenteel overhoop wordt gehaald.

6. Woord, beeld én geluid

Over het wonderlijke verblijf  van James Lee 
Byars in Antwerpen worden we niet alleen 
geïnformeerd door de teksten van Geert 
Bekaert en de foto’s van Rudolf  Walscharts. 
Er is over het optreden van de Amerikaanse 
kunstenaar tevens een filmisch portret 
gemaakt door Jef  Cornelis, in samenwerking 
met Geert Bekaert en Walter Van Dyck. 
Bekaert vermeldt de documentaire reeds in 
zijn bijdrage aan Streven. De inzet van de film 
wordt door hem als volgt geschetst: ‘Niet 
vooral wát hij [James Lee Byars] […] vertelt 
is belangwekkend, maar de toon van het 
gesprek, de manier van spreken: een gesprek 
[…] dat misschien alleen goed weergegeven 
kan worden in een film. Dat heeft de Vlaamse 
televisie begrepen: op 18 juli [1969, K.B.] 
worden belangrijke gedeelten van dit 
gesprek uitgezonden […].’ De datum van de 
uitzending van de documentaire plaatst 
Byars’ leven en werk opnieuw in het teken 
van het weergaloze, het magnifieke en het 
ongenaakbare. Het bewijs hiervoor wordt 
geleverd door een archiefdocument. Op het 
door Cornelis en Van Dyck aan hun oversten 
overgemaakte programmavoorstel spreken 
zij de wens uit dat de film wordt uitgezonden 
op 18 juli 1969 ‘tijdens de operatie van 
Apollo 11’. Met niets minder dan de ruimte-
missie die de eerste mensen naar de maan 
bracht, wordt de komst van Byars naar de 
Wide White Space Gallery geassocieerd!4

	 De documentaire waarde van de film is 
onschatbaar. Achtereenvolgens wordt aan-
dacht besteed aan 75 in a hat (zowel de ope-
ningsavond als de mars door de straten van 
Antwerpen), de titelloze performance met de 
twee roerloze gestalten, a pink silk airplane for 
100 en 1000 minutes of  attention or ½ an 
autobiography of  James Lee Byars. In de film 
wordt niet alleen het werk van James Lee 
Byars geregistreerd, het is ook een 
groepsportret. We maken kennis met een 
deel van de Antwerpse en Belgische kunst- 
en cultuurscene anno 1969. We ontmoeten 
bijvoorbeeld Georges Adé, die onder het 
pseudoniem Laurent Veydt actief  was als 
schrijver. We zien Yves De Smet, medeoprich-
ter van Plus-kern, het Gentse ‘Centrum voor 
Konstruktieve Vormgeving’, en Flor Bex, op 
dat moment actief  als medewerker van het 
Koninklijk Instituut voor het Kunstpatrimo
nium. We horen James Lee Byars spreken 
over Baby Baudelaire, zijn nickname voor 

Marcel Broodthaers. Broodthaers komt ove-
rigens in beeld als de performance 75 in a hat 
gefilmd wordt – hij heeft ook een hoedje op. 
Aan de hand van de film kan een deel van het 
netwerk rond Anny De Decker, Bernd 
Lohaus, Geert Bekaert, Walter Van Dyck, 
Georges Adé, Marcel Broodthaers en Jef  
Cornelis worden blootgelegd – contacten 
tussen personen waarvan sommige sporen 
zijn uitgewist door de tijd die zijn zogenaam-
de werk heeft gedaan.
	 De filmische registratie bevat veel meer 
informatie dan de foto’s van Rudolf  
Walscharts, Robert Van den Bempt (de huis-
fotograaf  van de W.W.S. die Byars’ perfor-
mances ook op de gevoelige plaat vastlegde) 
en Maria Gilissen (de vrouw van Marcel 
Broodthaers die in die dagen voortdurend in 
Antwerpen te vinden was en talloze foto’s 
maakte van de acties van Byars). De film 
James Lee Byars/Antwerpen 18 april-7 mei 
1969 – die vandaag bekendstaat als James 
Lee Byars, een Amerikaans kunstenaar – 

omvat unieke beelden van de voorbereiding 
en het verloop van Byars’ performances. Er 
zijn ook sequenties in opgenomen van een 
private performance waarin een ander stuk 
textiel wordt gebruikt. Het gaat om een 
twee-in-een-masker, een smalle strook roze 
kunstzijde van 33 meter lengte. Geert 
Bekaert zit aan het ene uiteinde, James Lee 
Byars aan het andere, ze zijn gemaskerd en 
voeren een gesprek ten huize van de kunst- 
en architectuurcriticus. Delen van de tekst 
van het gesprek zijn opgenomen in Streven. 
Zowel in de tekst in Streven als in de film van 
Cornelis zijn de vragen of  replieken van 
Bekaert weggeknipt.
	 Byars’ monologen voegen bijzonder veel 
nieuwe stof  toe die ons toelaat het werk van 
de Amerikaanse kunstenaar beter in te 
schatten. Anders dan in de beschrijvende 
en duidende commentaren van Bekaert, die 
vooral de esthetische perfectie en de religi-
euze dimensie in de verf  zet, verwijst Byars 
met enige regelmaat naar de politieke lading 
van zijn acties. Zo stelt hij in Streven: ‘[…] in 
New York maakte ik zo’n pluralistische 
structuur om met vijfhonderd rond een 
woonblok te lopen. Ik was toen vooral geïn-
teresseerd in het feit dat man en vrouw 
tegelijk in zo’n kleed lopen, je zag geen ver-
schil meer. Alle mensen zijn gelijk, alleen 
hun hoofd steekt er bovenuit.’ Byars spreekt 
zich dus openlijk uit over het opheffen van 
verschillen tussen mensen, zowel status- als 
geslachtelijke verschillen. In de film klinkt 
het aldus: ‘I don’t know exactly why […] I 
should make things that men and women 
can wear at the same time, that’s very inte-
resting socially I think. […] At least I don’t 
know of  structures where men and women 
wear the same structure, that people are 
undifferentiated, their heads stick out or 
their heads are covered up, this calls a new 
kind of  experience to people.’ In verband 
met zijn voorkeur voor de kleur roze komt 
hij evenzo met een politieke verklaring. In 
de documentaire stelt hij: ‘Pink usually has 
– as I say – a very negative type of  connota-
tions, a sexual or whatever… that generally 
is not thought of  as exciting and bright and 
beautiful and it’s playful, it’s a playful colour 
and the airplane has all of  that in it.’ In 
beide gevallen politiseert Byars zijn werk. 
Hij reduceert het niet tot een boodschap, 
maar wijst op de mogelijkheid van een poli-
tieke lectuur. Het is een aspect van Byars’ 
werk dat zelden is opgemerkt. Om die reden 
zijn Cornelis’ film en Bekaerts gesprek met 
Byars in Streven belangrijke documenten. 
Ze reiken sleutels aan om Byars’ werk te 
lezen als een semantisch kluwen van esthe-
tische, rituele én politieke draden.
	 De film van Bekaert, Cornelis en Van Dyck 
bestaat niet alleen uit de registraties van de 
performances en de monologen in het twee-
in-een-masker. Er zijn daarnaast talloze 
sequenties die de pagina’s van Streven niet 
hebben gehaald. Voor de film werd Byars 
niet alleen door Bekaert geïnterviewd, ook 
Van Dyck trad op als reporter. Tijdens een 
van deze gesprekken weet Van Dyck enige 
biografische informatie aan Byars te ontfut-
selen die niet in 100.000 Minutes is opgeno-
men: ‘Well my father is very… American 
traditional. He’s a lawyer and he’s very con-
servative.’ En over zijn moeder: ‘She’s more 
sensitive to the things, but also it’s outside 
of  the normal framework of  their way of  
doing.’ Hij fezelt deze zinnen als het ware en 
zijn gezichtsuitdrukking maakt duidelijk 
dat hij niet gediend is met Van Dycks vra-
gen. Byars is onaangenaam verrast, maar 
antwoordt desondanks. Van Dyck weet dui-
delijk andere registers te bespelen dan 
Bekaert. In zijn aanwezigheid is van Byars’ 
hoofse, terughoudende en plechtige ver-
schijning nog nauwelijks iets te merken. 
Andere facetten van de persoonlijkheid van 
de Amerikaanse kunstenaar komen aan de 
oppervlakte: zijn humor en andere luimen. 
Er is zelfs ruimte voor regelrechte nonsens. 
Zo repliceert Byars op een gegeven moment: 
‘Maybe the hundred in the airplane or 
hundred in a disc is a superficial description 
perhaps of  a very Plutonian circumstance, I 
don’t know. Anyway it’s funny. And some-
times I amuse myself  with the idea that 
maybe these are civil defence as training 
devices for our galaxy, I…’ De Amerikaanse 
kunstenaar ontspoort volledig en beleeft er 
nog plezier aan ook. Terwijl hij deze zinnen 
uitspreekt, lacht hij voortdurend. Ernstig 
neemt hij zichzelf  in ieder geval niet bij het 
doen van deze uitspraken.
	 Een cruciale sequens van de film gaat als 
volgt: ‘J.L.B.: I’m interested in fantasy and 

I’m interested in dreams and things of  that 
type and it’s very difficult to tell what is and 
what isn’t, I mean like that.’ W.V.D.: 
‘Interested in fantasy, so why do you want 
people to ask direct questions?’ J.L.B.: ‘Well I 
like both, that’s one thing that interests me, 
but I’m interested in as much ratio as people 
can have too.’ Het werk van Byars omstreeks 
1969 is niet voor een gat te vangen. Hij 
streeft naar het luisterrijke en het rituele, 
zoals terecht door Bekaert is aangestipt. Hij 
vindt ook dat zijn werk een politieke lading 
heeft, maar hij houdt daarom niet minder 
van het grappige, het groteske, het fantasti-
sche. Precies de verknoping van die ver-
schillende belangstellingssferen is belang-
rijk. Zonder het plechtstatige en het 
precieuze zou de humor nietszeggend zijn. 
Zonder het grappige en het groteske wordt 
het ceremoniële leeg vertoon, ja zelfs kitsch. 
Zonder het banale en het dagelijkse is er 
geen ruimte voor de ‘overgang’ naar een 
andere manier van ‘zijn’ – ook daarop heeft 
Bekaert terecht gewezen. Op die unieke 
combinatie van het verhevene, het politieke 
én het dwaze wijst ons de film die Cornelis, 
Bekaert en Van Dyck in 1969 realiseerden.

7. Woord, beeld, geluid én montage

James Lee Byars/Antwerpen 18 april-7 mei 
1969 is niet enkel een portret van de 
Amerikaanse kunstenaar en van het net-
werk rond de Wide White Space Gallery. De 
film levert ook commentaar op Byars’ 
kunst. Zoals vaak in de films die Cornelis in 
het eerste decennium van zijn carrière voor 
de openbare omroep produceerde, gebeurt 
dat op subtiele wijze. Of  het nu gaat om de 
ideologisch ijzersterke Franse kunstenaar 
Daniel Buren, of  om de meesterlijk ironi-
sche Belgische kunstenaar Marcel 
Broodthaers, steeds plaatst Cornelis vraag-
tekens. Dat gebeurt ook in de film over 
James Lee Byars. Op welke manier? In vele 
films die Cornelis omstreeks 1970 realiseer-
de, doet hij een beroep op de zogenaamd 
onschuldige hand van het kind. Als de 75 
gemutste mannen en vrouwen traag uit de 
Wide White Space Gallery vertrekken en 
naar het Koninklijk Museum voor Schone 
Kunsten van Antwerpen marcheren, duikt 
plots een jongetje op dat groot misbaar 
maakt. Het kind roept en tiert, daarbij wild 
gesticulerend. Even later duikt het jongetje 
opnieuw op en ontvalt hem het kreetje 

James Lee Byars

a pink silk airplane for 100, Wide White Space 
Gallery, Antwerpen, stills uit de film ’James Lee Byars /

Antwerpen 18 april – 7 mei 1969’ van Jef  Cornelis. 
© Copyright VRT – Courtesy Argos, Centre for Art & 

Media, Brussel

Geert Bekaert en James Lee Byars voeren een gesprek 
in een twee-en-een-masker ten huize van Bekaert, 

stills uit de film ‘James Lee Byars /Antwerpen 18 april 
– 7 mei 1969’ van Jef  Cornelis. © Copyright VRT – 

Courtesy Argos, Centre for Art & Media, Brussel
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75 in a hat, nabij het Koninklijk Museum voor Schone 
Kunsten van Antwerpen, stills uit de film ’James 

Lee Byars /Antwerpen 18 april-7 mei 1969’ van Jef  
Cornelis. © Copyright VRT – Courtesy Argos, Centre 

for Art & Media, Brussel
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‘knip’, terwijl hij met zijn hand een ‘knipge-
baar’ maakt. Eerst weerklinkt op de achter-
grond Beethovens Ode an die Freude en het 
beroemde vers Alle Menschen werden Brüder, 
dat een echo vindt in het zijden kledingstuk 
dat iedereen op gelijke wijze draagt, maar 
daarna monteert Cornelis het kreetje van 
het kind onder de beelden van de als broe-
ders stappende deelnemers: ‘knip’, ‘knip’, 
‘knip’… Beethovens Ode an die Freude begint 
trouwens na een tijdje ook letterlijk hol te 
klinken. Het moge duidelijk zijn: naast sym-
pathie voor de bevlogen kunstenaar James 
Lee Byars, die het voor elkaar krijgt dat 
mensen als gelijken op straat lopen, is er ook 
scepsis over het gelijkheidsideaal van de 
kunstenaar. Met de stem van het jongetje, 
met de hand van het kind, geeft Cornelis 
blijk van zijn twijfels. Het jongetje verknipt 
als het ware het zijden kleed dat iedereen 
verbindt en gelijkschakelt. Dat is Cornelis’ 
boodschap die hij in de montagekamer toe-
voegt aan de beelden van de plechtstatige, 
grappige en politieke kunstenaar.

8. Teorema (III)

Anders dan het boek Teorema, dat eveneens 
in 1968 uitkwam, begint de film met een 
flash forward. Paolo heeft zijn fabriek aan 
zijn werkvolk overgedragen en een reporter 
komt uitzoeken wat er precies aan de hand 
is. Zijn vragen zijn bepaald suggestief: ‘Is het 
niet zo dat uw baas in deze hele aangelegen-
heid de hoofdrolspeler blijft? Ontneemt hij 
jullie niet de hoop op een revolutie? Is het 
niet de eerste stap in de richting van een 

transformatie van de betrokkenen tot klein-
burgers?’ In het boek zijn nog andere vra-
gen opgenomen waaronder de volgende: 
‘Had u niet liever gezien dat u [de arbeiders] 
het beschikkingsrecht over de fabriek door 
eigen acties had bemachtigd?’
	 De politieke agenda van Teorema, die 
voornamelijk door de machtsoverdracht 
van fabrieksdirecteur Paolo veraanschou-
welijkt wordt, blijft bij Geert Bekaert onver-
meld. De kunst- en architectuurcriticus legt 
wel het verband tussen de mysterieuze gast 
en Byars om het te hebben over de (eventu-
eel als religieus te interpreteren) ‘overgang’ 
van een banale naar een ‘andere’ zijnstoe-
stand, maar gaat niet zover om de politieke 
dimensie hiervan aan te geven. Nochtans 
lag een vergelijking in die zin voor de hand. 
In 1969 eiste de kunst- en architectuurcri-
ticus immers – samen met anderen die van 
nabij de acties van Byars hadden gevolgd – 
precies het soort beschikkingsrecht op 
waarop de reporter in Pasolini’s film allu-
deerde. In welke zin? Nog tijdens het verblijf  
van de Amerikaanse kunstenaar in 
Antwerpen waren op aangeven van deze 
laatste gesprekken gestart over de oprich-
ting van een autonoom kunstinstituut. Bij 
deze gedachtewisseling waren de galeristen 
Anny De Decker en Bernd Lohaus betrok-
ken, naast de televisiemaker Jef  Cornelis, de 
kunstcritici Geert Bekaert en Georges Adé, 
de architect Werner De Bondt, de kunste-
naars Marcel Broodthaers (en diens vrouw 
Maria) en Henning Christiansen (en diens 
vrouw Ursula), alsook de verzamelaars 
Herman en Nicole Daled, Martin en Mia 
Visser, en Hubert en Marie-Thérèse Peeters. 

Nog voor het einde van mei 1969 – nauwe-
lijks drie weken na het vertrek van Byars uit 
Antwerpen – werd tijdens een barbecue ten 
huize van het echtpaar Peeters in Brugge 
het alternatieve kunstinstituut A 37 90 89 
boven de doopvont gehouden. De benodigde 
som geld werd gevonden in eigen kring; een 
pand in de Beeldhouwersstraat 46 werd 
gehuurd; de jonge Duitse curator en boe-
kenmaker Kasper König werd voor een peri-
ode van zes maanden aangesteld als coördi-
nator. De naam bevatte het telefoonnummer 
van het autarkische instituut en de letter A 
die voor meerdere betekenissen stond – ‘A 
stands for A, ABC, anti-art, and-so-on’.5 De 
letter A werd echter vooral gekozen opdat 
het centrum de eerste plaats in het telefoon-
boek zou veroveren.
	 De eerste activiteit van A betrof  een 
champagneontbijt, georganiseerd in de 
lokalen van de vereniging ‘tijdens de opera-
tie van Apollo 11’, meer bepaald de landing 
op de maan van 21 juli 1969. Het was het 
begin van een indrukwekkend artistiek en 
politiek programma dat tussen juli 1969 en 
januari 1970 doorgang zou vinden en meer 
dan dertig activiteiten zou omvatten.
	 Verschillende getuigen van dit opmerke-
lijke experiment wijzen naar James Lee 
Byars als aanstichter van dit ‘instituut’.6 Als 
een ware ‘transformator’ had hij de geesten 
rijp weten te maken om het heft in eigen 
handen te nemen en beschikkingsrecht te 
bedingen inzake artistieke en politieke aan-
gelegenheden. In de film van Cornelis, 
Bekaert en Van Dyck had hij het al gezegd: 
‘It is very exciting to meet people who have 
an open attitude, who believe everything is 

possible […]. That makes a fantastic range of  
experience available to you, instead of  fee-
ling that… I mean doubtful or sceptical that 
possibilities exist, everything is possible.’

Noten

	 1 	Geert Bekaert en Walter Van Dyck, James Lee 
Byars, in: Streven, nr. 10, jrg. 22 (juli 1969). De 
inleiding waaruit deze zin werd geciteerd, werd 
door Geert Bekaert alleen geschreven.

	 2 	Geert Bekaert, Dit was Antwerpen, in: TABK, nr. 
14, 1969, tevens opgenomen in: Verzamelde 
Opstellen, 2: Los in de ruimte 1966-1970, 
Brussel, v.z.w. Stichting Monumenten- en 
Landschapszorg, 1986.

	 3 	Geert Bekaert, Met zijn vijfenzeventig onder één 
hoed, in: Kunst- en Cultuuragenda, jrg. 2, nr. 18, 
30 april 1969.

	 4 	De film James Lee Byars/Antwerpen 18 april – 7 
mei 1969 werd uiteindelijk uitgezonden op 28 
november 1969. In de volgende aflevering van 
Byars in Belgium wordt toelichting gegeven 
over de gewijzigde uitzenddatum.

	 5 	Deze zin komt uit een ongedateerde 
programmatekst door Kasper König.

	 6 	Zie onder meer Piet van Daalen, Uit de dossiers 
van A 37 90 89 te Antwerpen, in: 
Museumjournaal, nr. 1, serie 19, 1974. In dit 
artikel wordt Anny De Decker geciteerd: ‘Dat 
was ook ‘t idee van Byars; hij heeft het altijd 
over een ‘institute’; toen zei Byars: ‘Isi 
[Fiszman] begin een institute. Zo is A 
ontstaan.’’

Met dank aan Anny De Decker
Stills Jef  Cornelis: © Copyright VRT – 
Courtesy Argos, Centre for Art & Media, 
Brussel

Bex & Byars in Boijmans
	 Koen Brams

Gedurende zijn gehele leven heeft James Lee Byars 
een onstuitbare stroom poststukken de globe rondge-
stuurd. Byars was een nomade. Hij trok de wereld rond 
en verbleef de meeste tijd bij kennissen en vrienden, 
galeristen en verzamelaars. Vanuit het adres van een 
gastheer of -vrouw verstuurde hij post naar de adres-
sen waar hij voordien had verbleven. Met vele van de 
geadresseerden had Byars ook een professionele re-
latie. Lag er een concreet project in het verschiet, dan 
schoot het debiet van de correspondentie de hoogte in. 
	 Aan twee zulke vriendschappelijke en professio-
nele correspondenties wijdt het Rotterdamse Museum 
Boijmans Van Beuningen een tentoonstelling: de brief-
wisseling van Byars aan Wies Smals (1939-1983), op-
richter en directrice van De Appel in Amsterdam van 
1975 tot 1983; en de poststukken die de Amerikaanse 
kunstenaar stuurde naar Flor Bex (1937), directeur 
van het I.C.C. in Antwerpen van 1972 tot 1983 en van 
het Museum van Hedendaagse Kunst Antwerpen van 
1987 tot 2002. Naar aanleiding van de expositie zijn 
drie vouwbladen gepubliceerd met teksten van curator 
Els Hoek en Flor Bex.

Bex & Byars

Flor Bex maakte in 1969 kennis met James Lee Byars 
naar aanleiding van diens eerste Europese tentoonstel-
ling in de Wide White Space Gallery (Antwerpen). Bex 
woonde op dat moment in de Schildersstraat, schuin 
tegenover de galerie van Anny De Decker en Bernd 
Lohaus. Hij bezocht de vernissages in de W.W.S. en 
was ook te gast toen Byars de performance met de 
pink silk airplane opvoerde. Hiervan zijn ook bewijzen. 
Zowel op de foto’s van Rudolf Walscharts als in de do-
cumentaire van Jef Cornelis, Geert Bekaert en Walter 
Van Dyck is Bex te zien, gezeten in het roze vliegtuig.
	 De correspondentie tussen Byars en Bex begint 
omgeveer een jaar later, tijdens of na 1970. Het eerste 

poststuk is een datumloze set van elf losse velletjes. 
Op elk velletje is een woord geschreven. Samen vor-
men ze de zin ‘Mr and Mrs Bex Thank You For The Pig 
Night’. Met deze boodschap wilde Byars het echtpaar 
Bex bedanken voor hun uitnodiging om een door Bex 
georganiseerde vertoning bij te wonen van de sca-
breuze film Bodil Joensen. A Summerday July 1970 
van Shinkichi Tajiri. [1] In totaal zou Bex een honderd-
tal brieven en postkaarten van Byars ontvangen. Naar 
eigen zeggen bezorgde Bex ook vaak brieven aan de 
Amerikaanse kunstenaar. In de tekst die hij schreef 
naar aanleiding van de tentoonstelling, vraagt Bex zich 
terecht af ‘waar al [zíjn] brieven gebleven zijn’.

Boijmans

Een tentoonstelling van brieven is niet evident, maar 
als Byars de afzender is, is zulks bij uitstek zinvol. Elk 
door de Amerikaanse kunstenaar verzonden stuk 
ziet er bijzonder uit. Hij experimenteert werkelijk met 
alle mogelijke vormelijke aspecten. De ene ‘brief’ 
bestaat uit vier vellen zwart papier, met wit potlood 
beschreven; een andere bestaat uit acht driehoeken 
van dun zwart papier beschreven met bruin potlood; 
nog een andere bevat gedroogde bloemblaadjes die 
in een strook dun wit papier zijn ingepakt, 23 centi-

meter breed, 242 centimeter lang. Byars bespeelt in 
zijn correspondentie alle zintuigen van de geadres-
seerden. Het uitpakken moet een plezier zijn geweest 
voor ogen, oren, neus en handen. Byars bedient zich 
bovendien van een eigen ‘font’ – een idiosyncratisch 
lettertype, versierd met getekende sterretjes. Het gaat 
niet te ver om te stellen dat het ontcijferen van de 
teksten aan ons vijfde zintuig appelleert: de smaakzin. 
Sommige woorden kunnen immers enkel worden be-
grepen door de letters figuurlijk in de mond te nemen 
en na te gaan welk woord al kauwend en malend ont-
staat.
	 De meeste van die zintuiglijke ervaringen staat de 
opstelling in Boijmans niet toe om begrijpelijke re-
denen van behoud en beheer. Haast alle brieven zijn 
achter glas te bewonderen in de twee zalen die het 
museum voor de brieven van Byars aan Bex heeft ge-
reserveerd; enkele stukken zijn ingekaderd en hangen 
aan de muren. Omdat het lezen van de brieven achter 
glas een nog heikeler klus is dan wanneer je ze ge-
woon ter hand kan nemen, was het wenselijk geweest 
dat van alle brieven transcripties ter beschikking 
stonden. Jammer genoeg zijn slechts van een handvol 
brieven schriftelijke kopies gemaakt. Deze afschriften 
vormen echter het bewijs dat het overschrijven van de 
brieven zinvol is. Niet alleen de vormelijke kanten van 
de poststukken zijn interessant, ook de inhoud, die nu 
eens als hoofs kan worden gekarakteriseerd, dan weer 
als grappig. Sommige brieven bevatten zeer relevante 
passages over Byars’ wedervaren in de kunstwereld. In 
een brief van 1984 doet de Amerikaanse kunstenaar 
in uiterst scherpe bewoordingen zijn beklag nadat een 
werk van hem beschadigd is geraakt in het Musée 
d’Art Moderne de la Ville de Paris. Hij roept Bex, de 
curator van de tentoonstelling, op om mee actie te 
ondernemen tegen Suzanne Pagé, de directrice van 
het museum: ‘Come on Flor fight for a better treat-
ment for artists.’ Zowel de brieven die eerder galant 
van aard zijn als de epistels die kunsthistorische infor-
matie omvatten, zijn het waard om volledig voor het 
publiek toegankelijk te worden gemaakt. Meer duiding 
– bijvoorbeeld omtrent voornoemd incident – was 
eveneens wenselijk geweest. De videoschermen in de 
vitrines waarop fragmenten uit een interview van cura-
tor Els Hoek met Flor Bex en diens echtgenote Lieve 
De Deyne worden vertoond, zijn een stap in de goede 
richting, maar uiteindelijk had elke brief apart moeten 
worden gecontextualiseerd. Alleen al omwille van het 
vormelijke festijn is de indrukwekkende poststukken-
collectie van Bex echter een bezoekje waard.

Noot

1 	Deze informatie heb ik ontleend aan het interview van Els Hoek, de 
curator van de tentoonstelling, met Flor Bex en Lieve De Deyne, dat 
op 3 december 2015 plaatsvond ten huize Bex-De Deyne.

De tentoonstelling van de brieven van James Lee 
Byars aan Flor Bex en Wies Smals is nog tot 
29 mei te zien in het Museum Boijmans Van 
Beuningen, Museumpark 18-20, 3015 CX Rotterdam 
(010/44.19.400; boijmans.nl). Van 18 juni tot 25  
september loopt in hetzelfde museum een tentoon-
stelling van werken van James Lee Byars uit de  
collectie van Carlos Becerra.

Brief  van James Lee Byars aan ‘The Great Bex’, ongedateerd (1981), 
gouden inkt op zwart vloeipapier in witte envelop, collectie Flor & Lieve 

Bex-De Deyne, Antwerpen. Foto: Studio Tromp, Rotterdam

Brief  van James Lee Byars aan Flor Bex, 17 december 1983, goudpotlood 
op mat rood papier met rood koordje 78 x 58 cm, collectie Flor & Lieve 

Bex-De Deyne, Antwerpen. Foto: Studio Tromp, Rotterdam
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[00’01”] [Title]

James Lee Byars / Antwerpen 18 april – 7 mei 1969

[00’08”] [Wide White Space Gallery; James Lee 
Byars sitting in the pink silk airplane]

James Lee Byars: Brigitte Bardot is coming 
tonight…
Unknown male voice-over: Yes, [inaudible phrase] 
…absolutely idiot…
J.L.B.: …and baby Baudelaire…

[00’18”] [Wide White Space Gallery; James Lee 
Byars sitting in the pink silk airplane]

J.L.B.: Just flying… 

[00’32”] [Wide White Space Gallery; James Lee 
Byars sitting in the pink silk airplane; one other 
unknown person sitting behind him]

J.L.B.: Words like ‘art’ or ‘life’ or ‘love’ or 
‘philosophy’, these types of words are far too 
enormous to have limited interpretations and I 
think that they’re rapidly with much information 
interchangeable and it becomes not only what 
I call it, but it becomes an art piece or show as 
long as it can hold attention, enough attention 
of people who pay attention to that area of 
experience.

[01’05”] [Wide White Space Gallery; James Lee 
Byars wearing a shirt with stars]

J.L.B.: It depends so much upon the attitude of 
people, it is very exciting to meet people who 
have an open attitude, who believe everything is 
possible, as I have put in there for example. That 
makes a fantastic range of experience available 
to you, instead of feeling that… I mean doubtful 
or sceptical that possibilities exist, everything is 
possible.

[01’30”] [Geert Bekaert’s office; James Lee Byars 
in the company of Geert Bekaert, a silk mask 
connecting both; an unknown third person (Walter 
Van Dyck?) being present]

J.L.B.: Anyway I am happy to have an interview 
with a mask. I had one interview previously with a 
newspaper person in this mask and it was one of 
the most interesting ones I’ve had. 

[01’39”] [James Lee Byars walking on Leopold 
de Waelplaats; approaching the Royal Museum 
of Fine Arts; Ludwig van Beethoven, Ode an die 
Freude; preparing 75 in a hat; unknown male 
participant]

[02’07”] [Wide White Space Gallery; James Lee 
Byars preparing 75 in a hat with Anny De Decker; 
unknown male participant]

J.L.B.: You can all move over slightly if you would, 
just keep the tails off the ground o.k.? 

[02’18”] [James Lee Byars at the entrance of the 
Royal Museum of Fine Arts; preparing 75 in a hat; 
one unknown female participant]

J.L.B.: Let me see how you look, you look 
fantastic.

[02’25”] [Wide White Space Gallery; James Lee 
Byars preparing 75 in a hat; putting a hat on the 
head of Yves De Smet]

J.L.B.: Anny!
Yves De Smet: Moet ik mijn pruik niet afdoen, 
nee?

[02’32”] [James Lee Byars at the entrance of the 
Royal Museum of Fine Arts; preparing 75 in a hat; 
unknown male participant]

J.L.B.: Oe oe oe, slowly…

[02’37”] [Wide White Space Gallery; James 
Lee Byars preparing 75 in a hat; unknown male 
participant]

Unknown participant: That’s great…
Anny De Decker: What when people want to go 
out of the chain, what will I do with the hat then, 
it’s nothing… …it’s on the floor and…
J.L.B.: Yeah… that’s the best you can do; try to 
replace those placements.

[02’50”] [Wide White Space Gallery; James Lee 
Byars preparing 75 in a hat; unknown participants, 
one laughing loudly]

J.L.B.: Keep quiet…

[03’13”] [Entrance of the Royal Museum of Fine 
Arts; James Lee Byars preparing 75 in a hat; 
unknown child, shouting]

[03’17”] [Geert Bekaert’s office; James Lee Byars 
wearing a silk mask]

J.L.B.: My interest first was in the plural structure, 
just to, I don’t know exactly why that I should 
make things that men and women can wear at the 
same time, that’s very interesting socially I think. 
That in the history of… At least I don’t know of 
structures where men and women wear the same 
structure, that people are undifferentiated, their 
heads stick out or their heads are covered up, this 
calls a new kind of experience to people, what is 
clothing? What does clothing mean? What is the 
legality of a man and a woman wearing the same 
structure down a New York street. If there are four 
people in a disc, sixteen feet in diameter, to go 
into the museum, are you one or are you four? Or 
if they were 75 in a hat, are you one or are you 75?

[04’04”] [Entrance of the Royal Museum of Fine 
Arts; 75 in a hat; alarm ringing]

[04’47”] [Wide White Space Gallery; 75 in a hat; 
unknown participant and Anny De Decker]

A.D.D.: Dan kunnen we samen babbelen, dat is 
nog zo gezellig met zo’n hoed op. 
Unknown male voice: Ik kan zo ook babbelen. 
A.D.D.: Ja?

[05’05”] [Entrance of the Royal Museum of Fine 
Arts; 75 in a hat; leaving the entrance of the Royal 
Museum of Fine Arts]

[05’31”] [Geert Bekaert’s office; James Lee Byars 
wearing a silk mask]

J.L.B.: I use the streets mostly in New York 
because the streets are more elegant than the 
buildings, I think generally, and also there are 
great scales and there is a natural audience 
and that’s important to me. I have used natural 
landscape a great deal, like I have mentioned I 
wrote a hundred propositions of the geographical 
centre of America in 64. But I generally prefer an 
urban circumstance. Most of my life is mental life 
and it’s very exciting to be in Manhattan where 
there are a great number of very thoughtful 
people, where communication is at a very high 
speed and just to have so many intelligent people 
in a small restricted area is in itself interesting 
I think geographically. Like in New York I think 
people are half excited all the time, and so I mean 
there are many things… the problems of living 
themselves are exciting, and then when they are 
very sensitive to the development of ideas that 
appear infrequent to them or unusual, they are 
extremely sensitive to that, and that is landscape 
to me. 

[06’34”] [75 in a hat; Leopold de Waelplaats; 
unknown child shouting ‘knip’, ‘knip’, ‘knip’…]

[06’46”] [Wide White Space Gallery; 75 in a hat; 
unknown child shouting ‘knip’, ‘knip’, ‘knip’…]

[07’01”] [in front of the Royal Museum of Fine Arts; 
75 in a hat; unknown child shouting ‘knip’, ‘knip’, 
‘knip’…]

[07’08”] [Geert Bekaert’s office; James Lee Byars 
in the company of Geert Bekaert, a silk mask 
connecting both]

J.L.B.: How fabulous for the idea of the museum 
to be a television museum if we still have such a 
category. But it will be interesting also to excuse 
the name of museum even perhaps, to include 
other areas of inquiry or presentation of ideas. 
Say if we just called one to sixty minutes, and 
then the program could be one minute or it could 
be twenty minutes or it could be thirty minutes. 
For example I have been in the gallery everyday 
for two weeks and maybe I have been very lucky 
that some days that maybe a dozen people would 
come. But the general attendance of the gallery is 
maybe one or two people a day. How interesting it 
would be for example for the Belgians, to be able 
to establish the idea of the presentation of such 
ideas on television, and since you are planning 
to build a new museum in quotes it would be 
very interesting for this country for Belgium for 
example, to do this on an international dimension, 
why just Belgium, and that would be a great 
excitement I think for your country, to be able 
to… Instead of investing in a building, to invest in 
television time and public time.1

[08’15”] [Leopold de Waelplaats; 75 in a hat; 
Ludwig van Beethoven, Ode an die Freude]

[08’22”] [Wide White Space Gallery; 75 in a 
hat; Ludwig van Beethoven, Ode an die Freude; 
Georges Adé & Yves De Smet among the 
participants]

[08’45”] [Leopold de Waelplaats; 75 in a hat; 
people watching behind their windows; Ludwig van 
Beethoven, Ode an die Freude]

[08’53”] [Wide White Space Gallery; 75 in a hat; 
Ludwig van Beethoven, Ode an die Freude; Anny 
De Decker among the participants]

[09’03”] [75 in a hat; participants entering and 
leaving the Wide White Space Gallery]

[09’07”] [Geert Bekaert’s office; James Lee Byars 
wearing a shirt with stars] 

J.L.B.: When I first went to New York for a public 
show in 61, I lived in Harlem, north in Harlem and 
there was a great old Jewish factory merchant and 
he had an apartment upstairs and he said: ‘if you 
clean it up you can live there free’. I was going to 
be there a month for a show and I said ‘super’. So 
I bought the Sunday New York Times which is a 
thousand pages… the Sunday New York Times and 
I bought I don’t know a few hundred thumbtacks 
and I didn’t do any cleaning at all, I just went in 
with the newspaper and I thumbtacked all over the 
entire apartment, the floor and the wall and I had 
this beautiful Sunday Times.

[09’48”] [Geert Bekaert’s office; James Lee Byars 
in the company of Geert Bekaert, a silk mask 
connecting both]

J.L.B.: I came back from Japan after a year 
scholarship and the university was not very 
receptive of what I was doing and so forth, Detroit 
was not receptive and I got into New York City and 
Dorothy Miller the curator bought the first work 
and was very excited and she said to bring all 
that I could as quickly as possible. I told her that I 
had a part time job working for Cadillac in Detroit 
Michigan and sometimes wealthy people in New 
York City would buy an enormous car and I could 
put my works into the car and drive into New York 
City and I did so. And there wasn’t other exhibition 
space and I said the fire escape is magnificent, it 
was a square room with a single row of light going 
down and we used five floors and I put different 
works that were different kinds of configurational 
studies on different levels of the fire escape and 
people walked out of the museum.2

[10’39”] [Wide White Space Gallery; James Lee 
Byars wearing a shirt with stars] 

J.L.B.: I’m an artist, maybe… quotation marks 
[laughs], yeah. Some people think I am an artist.
Walter Van Dyck: I don’t like the sound… 
[inaudible phrase]
J.L.B.: Ooh well, exhibition display, one of the 
reasons is…
W.V.D.: [inaudible phrase]
J.L.B.: …because I am interested in the possible 
process of presentation of ideas…
W.V.D.: Yeah, yeah.
J.L.B.: …and show is one way to present ideas 
or display or lecture or exhibition or discovery or 
hypothesis, any of those would do.
W.V.D.: [inaudible phrase] …it isn’t only a show… 
it’s a kind of living… 
J.L.B.: Yeah, but it’s exciting in the art world for 
example for it to be considered a show, because 
it’s a new process of presentation. 

[11’21”] [Wide White Space Gallery; James Lee 
Byars putting two unknown participants (a male 
and a female participant) under a silk cloth, putting 
a mask above their noses and a hat on their head]

J.L.B.: Yes, just sit on the floor, or I’ll get you a 
cushion if you’re too cold… 
Unknown male participant: Yes, perhaps a 
cushion.
J.L.B.: [talking to the male participant] O.k.… let 
me get all of this material… 
Unknown male participant: O.k.
J.L.B.: [talking to the male participant] Yes, just 
push it right ahead… excellent… thank you…
J.L.B.: [talking to the female participant] You can 
breathe? 

[12’27”] [Geert Bekaert’s office; James Lee Byars 
in the company of Geert Bekaert, a silk mask 
connecting both]

J.L.B.: I was an independent honors student and 
I was very interested in comparative philosophy, 
I didn’t know too much about it but I was very 
interested in the writings of Suzuki and I wanted 
to go and see. And I was also very interested 
in George Fox, the founder of Quakerism and it 
interested me the idea, what is the difference or 
what are the comparisons between the ideas of 
Satorian [?] revelation and things of that type, and 
my interest in paper… and for reasons that I really 
don’t know.3

[13’01”] [Wide White Space Gallery; two unknown 
participants (a male and a female participant) 
under a silk cloth, with a hat and masked]

[13’12”] [Geert Bekaert’s office; James Lee Byars 
in the company of Geert Bekaert, a silk mask 
connecting both]

J.L.B.: I think that the Shintoism has been very 
interesting to me, the Shinto religion, I think it’s 
one of the most mysterious rituals I have ever 
experienced. The Noh theatre was very important 
to me. The writings of great poets like Issa or 
the paintings of great priests or such things as 
I mentioned: ‘like a dream, like a vision, like a 
bubble, like a shadow, like dew, like lightning, 
man’.4

[13’39”] [Wide White Space Gallery; James Lee 
Byars wearing a shirt with stars] 

J.L.B.: I just said: talk faster in there, you know, 
because… just a change of pace, a change of 
pace. I think it’s equally interesting for people 
to speak very slowly: I… am… sometimes! In 
language teaching I found it often very beneficial 
just to stop making any sounds at all and just 
move my mouth.
W.V.D.: You were talking about the Manhattan 
scene, everybody talking at the same time?
J.L.B.: Yes, there’s a lot of that… especially 
women are fantastically capable of that, like in 
midday restaurants in Manhattan… Again, we 
normally think of I talk and you talk and so forth, in 
some type of sequence like that, but in actuality, 
everybody… if you listen, talks all the time anyway, 
and it’s really very fantastic.
W.V.D.: Do you understand anything of it?
J.L.B.: Oh yes, sure, and they understand each 
other perfectly well, which is really fantastic. One 
of the people that I liked in Japan was an old 
priest in the seventh century, and he…
W.V.D.: …not the one who walks fifty feet?
J.L.B.: No this one was living. But the man would 
meet with seven people at the same time and 
demand that they all speak at once, and then he 
dealt with all of the problems, he is the one who 
changed Chinese into Japanese, city planning, 
bridges, libraries, all of these things the man was 
responsible for.
W.V.D.: What was his name?
J.L.B.: He was called Kobo Daishi, a great old 
priest. But it’s interesting to me because it simply 
again indicates that we have enormous potential 
that we don’t use, everybody knows that.5
W.V.D.: For sure.
J.L.B.: And so it’s fun to find some shift, some shift 
in attention that requires people to re-evaluate 
their activity.

[15’25”] [Wide White Space Gallery; two unknown 
participants (a male and a female participant) 
under a silk cloth, with a hat and masked]

[15’30”] [Wide White Space Gallery; James Lee 
Byars wearing a shirt with stars] 

J.L.B.: What is the difference between one minute 
and a hundred minutes or one minute, finally the 
only thing I can say is that it’s different.

[15’36”] [Wide White Space Gallery; James Lee 
Byars assisting two unknown participants to end 
the performance under a silk cloth]

J.L.B.: You liked it?
Unknown male participant: Yes [inaudible phrase]. 
Thanks.
J.L.B.: Thank you very much.
Unknown male voice: Would you put out the 
lights?
Unknown male voice: Turn out?
Unknown male voice: Yes.

[15’59”] [Wide White Space Gallery fully 
darkened]

[16’00”] [Wide White Space Gallery; James Lee 
Byars wearing a shirt with stars] 

J.L.B.: I’m interested in fantasy and I’m interested 
in dreams and things of that type and it’s very 
difficult to tell what is and what isn’t, I mean like 
that.
W.V.D.: Interested in fantasy, so why do you want 
people to ask direct questions?
J.L.B.: Well I like both, that’s one thing that 
interests me, but I’m interested in as much ration 
as people can have too. But like the airplane (a 
pink silk airplane for 100) to me is a great fantasy.
W.V.D.: Just fantasy?
J.L.B.: No not just fantasy, but fantasy. 

[16’29”] [Wide White Space Gallery; James Lee 
Byars wearing a shirt with stars; dealing with silk 
cloth] 

[16’38”] [Wide White Space Gallery; James Lee 
Byars wearing a shirt with stars] 

J.L.B.: I think that those things probably emerged 
spontaneously, you know. It has often amused me 
to imagine the first man who made an umbrella, 
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or imagine the first man that said ‘HU! HU!’. That’s 
a fantastic image to me and I’ve made shows, I 
mean in some of this, even the airplane works 
this way a little bit, people say ‘uh’. What makes 
people say ‘uh’?

[17’01”] [Wide White Space Gallery; James Lee 
Byars wearing a shirt with stars; dealing with silk 
cloth] 

[17’20”] [Geert Bekaert’s office; James Lee Byars 
in the company of Geert Bekaert, a silk mask 
connecting both]

J.L.B.: Silk is nice because it’s so very light 
and airy and it’s the nearest suggestion of the 
connection… I like that, it is… I can… I travel by 
airplane and I can put all of these things into a 
little bag and I can move with my pink silk airplane.

[17’35”] [Wide White Space Gallery; James Lee 
Byars wearing a shirt with stars; dealing with silk 
cloth] 

J.L.B.: Looks like a wing.

[17’50”] [Geert Bekaert’s office; James Lee Byars 
in the company of Geert Bekaert, a silk mask 
connecting both]

J.L.B.: Pink usually has – as I say – a very negative 
type of connotations, a sexual or whatever… that 
generally is not thought of as exciting and bright 
and beautiful and it’s playful, it’s a playful colour 
and the airplane has all of that in it. 

[18’10”] [Wide White Space Gallery; James Lee 
Byars putting one unknown female participant in 
the pink silk airplane]

[18’24”] [Wide White Space Gallery; James Lee 
Byars wearing a shirt with stars; dealing with silk 
cloth] 

J.L.B.: Well my father is very… American 
traditional. He’s a lawyer and he’s very 
conservative.
W.V.D.: What has this to do with conservative?
J.L.B.: Well it isn’t the way that he would spend his 
money or time, I don’t think. 
W.V.D.: It’s completely different.
J.L.B.: Yes, I know.
W.V.D.: You can make him happy maybe… 
J.L.B.: Maybe… 
W.V.D.: …when he looks at this?
J.L.B.: …he’s invited – invited.

[18’54”] [Wide White Space Gallery; one unknown 
female participant in the pink silk airplane]

Unknown female voice: James?
J.L.B.: Pull your feet in.
Unknown female voice: [inaudible phrase]
J.L.B.: Of course… pull your feet in please, your 
feet, feet. That’s good.
W.V.D.: What about your mother?
J.L.B.: She’s more sensitive to the things, but also 
it’s outside of the normal framework of their way 
of doing.
W.V.D.: They don’t appreciate it at all?
J.L.B.: They appreciate it and they appreciate that 
I have some success in what I’m doing.
W.V.D.: Do you have any brothers or sisters?
J.L.B.: No… 
J.L.B.: [to the unknown female participant] ‘Round’…

[19’34”] [Wide White Space Gallery; James Lee 
Byars sitting in the pink silk airplane]

J.L.B.: [voice-over] The airplane… The airplane, to 
me is a kind of metaphysical representation of the 
idea of an airplane.

[19’44”] [Wide White Space Gallery; Anny De 
Decker and James Lee Byars putting Isi Fiszman, 
Walter Van Dyck, Werner De Bondt and several 
unknown male and female participants in the pink 
silk airplane]

A.D.D.: Leave the coats outside.
J.L.B.: With your knees up like this and put your 
arms around like this, so you look very round.
Unknown female participant: That’s what I’m 
doing.
J.L.B.: Good. 
A.D.D.: …dan is dat zo schoon rond…

J.L.B.: And Anny straighten up the line would you 
please here? That’s perfect, can you sit like that?
Unknown female participant: I’m always sitting 
like this.
J.L.B.: Fantastic. You sit beautifully, fly nicely.
Unknown female participant: Cold feet I have. 
[laughter]
J.L.B.: If you are uncomfortable with [inaudible 
phrase] I will take you out as soon as you are 
uncomfortable… please. Put your feet back some 
more, that’s beautiful. 

[21’12”] [camera traveling along people in the 
pink silk airplane, among whom Flor Bex, Werner 
De Bondt, Walter Van Dyck, Anny De Decker and 
several unknown male and female participants]

Voice-over: ‘In the beginning God created the 
heaven and the earth. And the earth was without 
form, and void; and darkness was upon the face 
of the deep. And the Spirit of God moved upon 
the face of the waters. And God said, Let there be 
light: and there was light. And God saw the light, 
that it was good: and God divided the light from 
the darkness.’

[21’50”] [Geert Bekaert’s office; James Lee Byars 
in the company of Geert Bekaert, a silk mask 
connecting both]

J.L.B.: Well the airplane, there are many ways 
to think of it, I suppose, it could be considered 
a soft sculpture, it could be considered theatre, 
it could be considered merely material, it could 
be considered a dress. I use it in all different 
ways, the airplane lends itself, I think, to a very 
speculative situation, like I mentioned at Oxford, it 
would be very exciting if I’m able to get students 
and instructors in that to give me the questions if 
they will. And it acts as an initial kind of catalytic 
stimulus, I think, it’s a momentary dramatic change 
of attention and sometimes that helps, and for 
some people that’s interesting.6

[22’34”] [Wide White Space Gallery; Anny De 
Decker and James Lee Byars helping Isi Fiszman, 
Walter Van Dyck, Werner De Bondt and several 
unknown male and female participants to get out 
the pink silk airplane]

[22’42”] [Geert Bekaert’s office; James Lee Byars 
wearing a shirt with stars] 

J.L.B.: Maybe the hundred in the airplane or 
hundred in a disc is a superficial description 
perhaps of a very Plutonian circumstance, I don’t 
know. Anyway it’s funny. And sometimes I amuse 
myself with the idea that maybe these are civil 
defence as training devices for our galaxy, I…

[23’02”] [Wide White Space Gallery; James Lee 
Byars walking in the empty gallery with silk cloth]

[23’14”] [Wide White Space Gallery; James Lee 
Byars sitting in the pink silk airplane]

J.L.B.: The autobiography is the special interest 
of this show, it… I have just turned 37 as you 
probably noticed… I like the line. When I became 
36 I had 36 birthday parties and that’s half… 
relative I suppose… half way statistically of an 
average human life and what this really eventuates 
in being too is a review of things that I thought had 
been important in regards to my career.

[23’43”] [Wide White Space Gallery; James Lee 
Byars sitting behind a wall, his face only being 
visible through a hole in the wall]

J.L.B.: This is one of the pages of my 
autobiography. ‘I’m full of Byars.’ ‘What’s the speed 
of an idea?’ ‘At first sight you perceive the full 
potential of circumstance.’ ‘Baby Baudelaire.’7

[23’55”] [Wide White Space Gallery; James Lee 
Byars and Walter Van Dyck sitting in the pink silk 
airplane]

J.L.B.: One of the shows as I mentioned in the 
autobiography was the 99 day 99 dollar bus trip 
zigzag across America from the West to the 
East coast. And I was… one of the places that 
I used was in the landscape: the geographical 
centre of America from which I wrote a hundred 
propositions and I was having breakfast there 
before going South and I met a little road town 
man. He was very interested in what I was doing 
and I told him that I had written a hundred 
propositions of the geographical centre of 
America and he thought that was fantastic and I 
said well what do you do, and he said he was an 
instant space installer for missile sites. And…
W.V.D.: Do you believe everybody always?
J.L.B.: Well that’s an interesting question, I realize 
that we drift, but I think finally I have to believe 
everything that everybody says. 
W.V.D.: You have to?
J.L.B.: Yes, because I think it’s impossible for 
example if you were to evaluate a wide range of 
what is possible… Yes, I have to, at least I can 
doubt, you know, but generally I find it better to 
believe everything that everybody says. 
W.V.D.: So the story of the little road town man…
J.L.B.: Yes, so we went on in the bus and I thought 
it was interesting that this little road town man 
was interested in my activities and I was very 
pleased and we got near Denver the next morning 
and I said I’ve never seen Denver and he said it 
was his hometown. I asked him if he would be 
willing to hire me as his mute servant for twelve 
hours during which time I would simply try to 
do everything that he would permit me to do in 
regards to his perception that I didn’t interfere with 
his normal life. Very simple things like driving his 
car, opening his doors, paying his bills and things 
of that type and we were met at the bus station 
by his girlfriend and his family, I was dressed in a 
white linen suit and he was simply in work clothes 
and I got off very elegantly carrying his bags, and 
for twelve hours I followed him around Denver 

doing various types of things like driving the car 
and paying the bills and helping them in and out 
of the house and so forth and at the end of the 
twelve hour time he simply dropped me at the bus 
station and I went on to the white sands desert 
which is the next location for my next work.

[26’11”] [Wide White Space Gallery; James Lee 
Byars sitting behind a wall, his face only being 
visible through a hole in the wall]

J.L.B.: ‘My long hair teaches me about 
temperature.’ ‘I did a tactile garden for Mr. Softie 
in 57.’ ‘My first New York exhibition was in the fire 
escape of MOMA in 56.’ ‘I went to Japan seven 
times.’ ‘What do you want, fame or anonymity?’ 
‘I’m called a skinny Herman Kahn.’ ‘My favourite 
telegram was addressed to the New York gallery 
as this is the ghost of James Lee Byars calling the 
RAND corporation.’ ‘Who thinks I’m an artist?’ ‘I 
like to wear silk socks and patent leather shoes.’ 
‘Mister North South made my pink silk airplane for 
a hundred people without batting an eye.’8

[26’49”] [Wide White Space Gallery; James Lee 
Byars wearing a shirt with stars]

J.L.B.: Well I think it’s the idea dimension that 
is most interesting to me. It’s the theoretical 
dimension from which all technology has come 
and I think that my interest is getting to the point 
of invention or the point of discovery theoretically, 
the technical applications then are much 
easier… as I said there, information – I think – is 
undifferentiated at the point of discovery whether 
it’s mathematical, whether it’s physical or whatever 
it depends on what category we can fit it into, 
and in that sense the arts are dead for me, in the 
sense that I’m interested in the discovery of fresh 
information.

[27’24”] [Wide White Space Gallery; James Lee 
Byars sitting behind a wall, his face only being 
visible through a hole in the wall]

J.L.B.: ‘The first thing I ever learned of 
Shakespeare: who ever loved that loved not at first 
sight is true.’ ‘Likes the number hundred million.’ ‘Is 
a natural a.m. type.’ ‘How do you talk at a hundred 
feet?’ ‘Like a dream, like a vision, like a bubble, like 
a shadow, like dew, like lightning.’ ‘In 62 and 63 
and 64, I…’ [inaudible phrase]

[27’50”] [Geert Bekaert’s office; James Lee Byars 
in the company of Geert Bekaert, a silk mask 
connecting both]

J.L.B.: I think that’s a terrible thing to say to 
a student: ‘substantiate your thought’ or ‘who 
thought that before you thought that?’ And I was 
very frustrated and so after I got out of school in 
reading Wittgenstein it suddenly appeared to me 
that what philosophy is, is a fantastic description 
of a person’s life and that he is describing his own 
mind as it progressed and as it emerged, and I 
see all of literature that way. I see Shakespeare 
describing the brilliance of himself and how he 
experienced life, I see Wittgenstein’s philosophy 
as a description of the development of his 
perception. I see my autobiography as an arbitrary 
segment of so many pages of time of things that I 
pay attention to at this point in my life. I wish that 
I had written an autobiography when I was ten 
and then at twenty and then at thirty and then at 
fourty, that would be very interesting. One of the 
pages that I like in there, I gave a blank book to a 
just pregnant lady and in the question of memory 
for example I said it might be very interesting if 
everyday while your child is developing you write 
your feelings of your child or of your pregnancy or 
of your feelings and then after you can give this 
book of your nine months of thought to your child, 
and I considered that one of my works.

[29’12”] [Wide White Space Gallery; crowded; 
James Lee Byars sitting behind a wall, his face 
only being visible through a hole in the wall]

J.L.B.: ‘It was the first time I felt age was 
prestigious.’ ‘In 62 I asked the museum of modern 
art to establish an emergency room.’

[29’24”] [Geert Bekaert’s office; James Lee Byars 
in the company of Geert Bekaert, a silk mask 
connecting both]

J.L.B.: Maybe the complete autobiography 
could be one sentence, I don’t know but just 
arbitrarily in this instance I have many pages 
and I would… I think that the autobiography and 
the process of arriving at it is very related to the 
idea of the connectedness of people. I think that 
our consciousness and our existence is more 
connected than we generally perceive. What is 
memory for example? What does memory mean? 
How is it that I can come with an idea like the 
airplane and many people understand this. Does 
everyone know everything already, I don’t know. 
How do you find out something fresh? How do you 
understand that this could be important? 

[30’07”] [Wide White Space Gallery, crowded; 
James Lee Byars sitting behind a wall, his face 
only being visible through a hole in the wall]

J.L.B.: Beautiful, yeah! The view is magnificent, 
afterwards you can come and sit here, okay? 
Thank you it was nice seeing you again, goodbye. 

[30’21”] [Geert Bekaert’s office; James Lee Byars 
wearing a shirt with stars] 

J.L.B.: And around the corner there was a small 
workman’s type of restaurant and there was a 
German immigrant woman in there and I was very 
quiet in the atmosphere and I usually dressed in 
simple black or grey at that time, so I looked like 
one of the normal residents of the community 
as long as I didn’t speak about my interests very 
much. And I would go in there every morning to 
have eggs, and I became very interested in how 
to cook eggs, over and up and poached and so 
forth. At that time I was experimenting with the 
egg just, just cooked to a medium degree and 
just turned over. And so there was a young Puerto 
Rican boy waiting on the counter with all these 
very tough truck drivers and people you know. 
But I asked him the first day if he could make 
the egg just over and medium and with toast and 
he understood perfectly and he… much like the 
donut girl had fantastic equanimity and was able 
to go up and down the counter making eggs and 
toast and serving coffee and all of these things in 
a beautifully coordinated way. And for 21 days he 
made the most beautiful eggs I’ve ever eaten and 
on the 21st or 22nd day I said ‘you make the most 
beautiful eggs I’ve ever eaten in my life’ and from 
then on he became self-conscious and the next 
day the eggs were overcooked or undercooked or 
overcooked and many times he would throw them 
away and start again and by the end of the month 
he was so embarrassed and I felt terrible, by the 
end of the month he refused to take any money.

[31’50”] [Wide White Space Gallery; empty]

[32’03”] [Titles]

[32’30”] [The end]

Notes

1 	James Lee Byars refers to the plans to build a 
museum for modern art in Antwerp. Concerning 
architect Léon Stynen’s plans, see: Marije 
Sennema, We Want the Subsidies, Not the 
Building, and: Winke Noppen, The Museum of 
Unlimited Growth, both in: CAVE#1: territories, 
Gent/Berlin, CAHF/Sternberg Press, 2016.

2 	Dorothy Canning Miller (1904-2003) was 
employed as a curator at the Museum of 
Modern Art (New York) from 1934 until 1969.

3 	Daisetsu Teitaro Suzuki (1870-1966) was an 
author of books on Buddhism; George Fox 
(1624-1691) was the founder of the Religious 
Society of Friends, also known as the Quakers 
or the Friends.

4 	Kobayashi Issa (1763-1828) was a Japanese 
poet and Buddhist priest.

5 	Kobo Daishi (774-835) was a Japanese poet 
and the founder of the Shingon (the True Word 
school of Buddhism).

6 	James Lee Byars refers to his planned trip to 
Oxford in the beginning of May 1969.

7 	The quoted sentences are part of 100,000 
Minutes or The big sample of Byars or 1/2 an 
autobiography or The first paper of philosophy, 
published by the Wide White Space Gallery in 
the fall of 1969.

8 	Herman Kahn (1922-1983) was a military 
strategist at the RAND Corporation (a global 
policy think tank) and the founder of the 
Hudson Institute (a conservative non-profit think 
thank, first based in Croton-on-Hudson, New 
York). Kahn published On Thermonuclear War in 
1960. James Lee Byars was artist in residence 
at the Hudson Institute in 1969.

Transcription: Jeroen Staes
Final editing: Koen Brams

Afbeeldingen: Stills uit de film ‘James Lee Byars /
Antwerpen 18 april – 7 mei 1969’ van Jef Cornelis. 
© Copyright VRT – Courtesy Argos, Centre for Art 
& Media, Brussel
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ERWIN JANS

Dans quel abime est-il tombé? Mon Dieu! Que 
cherche-t-il donc?
	 Honoré de Balzac, La Recherche de 	
	 l’Absolu, 1834

Het essay De verschrikkelijke kinderen van de 
nieuwe tijd (2014) van Peter Sloterdijk kan 
als een vervolg gelezen worden op Je moet je 
leven veranderen (2011) dat enkele jaren eer-
der verscheen. Sloterdijk probeert in dit 
tweeluik twee complementaire vragen te 
beantwoorden: hoe zorgt de mens voor zich-
zelf, en hoe zorgt een cultuur voor zichzelf. 
De mens is per definitie onaf, kwetsbaar en 
onzeker: in-de-wereld-zijn betekent in-het-
ongewisse-zijn. De mens is een draad gespan-
nen tussen dier en übermensch, zo luidt de 
fameuze definitie van Nietzsche, of  in de 
woorden van Sloterdijk: hij is ‘een ontolo-
gisch halffabrikaat dat in zijn eigen werk-
plaats moet afgewerkt worden’. De breedte 
en de omvang van die twee vragen maken de 
ambitie van Sloterdijks historisch gerichte 
antropologie duidelijk. Hij wil de (onbewus-
te) dynamiek van de geschiedenis en de cul-
tuur vatten, niet in de laatste plaats om het 
ontstaan, de ontwikkeling en het functione-
ren van de matrix van de moderniteit te 
beschrijven. In die zin is Sloterdijks denken 
ook steeds een archeologie van het heden.
	 Wat kort door de bocht zou je kunnen zeg-
gen dat de twee essays een reflectie zijn op de 
rol die ‘herhaling’ speelt in de ontwikkeling 
van een individu en in het voortbestaan van 
een cultuur. In Je moet je leven veranderen 
komt Sloterdijk tot de even eenvoudige als 
verrassende stelling dat de mens voor zich-
zelf  zorgt door zich voortdurend te oefenen. 
De ondertitel – Over antropotechieken – ver-
woordt exact waarover het essay gaat: ‘de 
mentale en fysieke oefenmethodes waarmee 
de mensen van de meest uiteenlopende cul-
turen hebben geprobeerd hun kosmische en 
sociale immuunstatus ten opzichte van vage 
levensrisico’s en acute doodszekerheid te 
optimaliseren.’ Op zijn beurt vraagt De ver-
schrikkelijke kinderen van de nieuwe tijd naar de 
zorg van de cultuur voor zichzelf  en zijn 
voortbestaan. Ook hier komt Sloterdijk tot 
een op het eerste zicht eenvoudig antwoord: 
een cultuur overleeft door zijn kenmerkende 
patronen (waarin de wereldkennis en de ritu-
elen voor crisisbeheersing van de oudere 
generaties zijn opgeslagen) zo volledig en 
ongeschonden mogelijk aan de volgende 
generatie door te geven. Het zijn deze patro-
nen, diep ingesleten en tegen bevraging en 
reflectie geïmmuniseerd, die culturen hun 
stabiliteit verlenen. Om die stabiliteit te verze-
keren moet een cultuur een grote alertheid 
ontwikkelen voor eventuele afwijkingen en 
variaties in de overdracht. In de zogenaamde 
‘traditionele’ culturen wordt het nieuwe en 
het andere met de grootst mogelijke argwaan 
bejegend. Kwaadaardige variaties moeten 
immers worden geëlimineerd; alleen goed-
aardige variaties kunnen geïntegreerd wor-
den. De culturele overdracht wordt echter 
problematisch wanneer de in wezen ‘neofo-
be’ traditie geconfronteerd wordt met én in 
vraag gesteld wordt door een positieve invul-
ling van het nieuwe en het vreemde. Dat is 
precies wat er in het Westen met de komst 
van de nieuwe tijd is gebeurd, aldus 
Sloterdijk. Sinds de koloniale periode heeft de 
‘neofilie’ de hele wereld veroverd.
	 De nieuwe tijd – de tijd na Columbus, 
Copernicus, Da Vinci – is steeds nadrukke-
lijker een vernieuwingstijd geworden. 
Terwijl aanvankelijk het nieuwe alleen in 
uitzonderlijke omstandigheden werd aan-
vaard, is sinds de moderne tijd het nieuwe 
de regel geworden. De ‘vernieuwingstole-
rantie’ is vervangen door een ‘vernieu-
wingseis’. ‘Legioensoldaten van het ogen-
blik’, zo noemde Nietzsche de door 
nieuwigheden gedreven mensenmassa’s al. 
De moderne cultuur is daardoor diep in 
zichzelf  gespleten: zij moet de resultaten 
van haar vernieuwingstolerantie leren inte-
greren, maar ze stelt zich tegelijk funda-
menteel bloot aan een groeiende toename 
van het onbekende. Terwijl voor de traditio-
nele cultuur het nieuwe een ‘buiten’, een 
duidelijk herkenbaar fremdkörper was, is 
het nieuwe voor de moderne cultuur een 
‘binnen’ geworden. De moderne cultuur 

heeft zich immers geïdentificeerd met een 
constante fascinatie voor en productie van 
het nieuwe. Maar omdat het nieuwe altijd 
ook een mogelijke bedreiging inhoudt, 
dwingt die overvloed aan vernieuwingen de 
moderne samenleving paradoxaal tot het 
herinstalleren van een controlemechanis-
me dat het bruikbare en integreerbare nieu-
we afzondert van het onbruikbare en niet 
integreerbare. Daaruit ontstaat het com-
plexe profiel van een ‘vernieuwingsconser-
vatieve’ samenleving. In dit verband spreekt 
Sloterdijk zijn bewondering uit voor het 
‘elastisch conservatisme’ van de Joodse en 
Chinese cultuur, die hun basispatronen al 
duizenden jaren lang van generatie op 
generatie hebben weten over te dragen.
	 De moderniteit wordt gekenmerkt door 
een double bind die zich het scherpst toont 
op het esthetische domein. Zoals iedere cul-
tuur verlangt ook de moderne cultuur van 
haar volgelingen gehoorzame imitatie, 
maar tegelijk wordt de imitatie in de ban 
geslagen. Hetzelfde gedrag wordt tegelijker-
tijd voorgeschreven en verboden! Imiteer en 
imiteer niet! Wees modern, maar imiteer de 
modernen niet! Daarenboven is die voort-
durende zoektocht naar het nieuwe inmid-
dels een traditie op zich geworden: het con-
formisme van het anderszijn, aldus 
Sloterdijk. De Amerikaanse kunstcriticus 
Harold Rosenberg benoemde het met zoveel 
woorden in zijn boek uit 1959: The tradition 
of  the new. Schrijver en essayist Jacques 
Vogelaar bedacht er de even paradoxale 
omschrijving ‘repeterende breuken’ voor.

De moderniteit als kopieerfout

Sloterdijks centrale begrip in De verschrikkelij-
ke kinderen is ‘filiatie’, door hem gedefinieerd 
als ‘het officiële doorgeven van een voorraad 
vermogens-, competentie- en statuswaarden 
aan verwekte en geadopteerde erfgenamen, in 
de regel aan zonen, minder vaak aan doch-
ters.’1 De moderniteit is dan de breuk of  de 
kopieerfout in deze transmissie. Sloterdijk 
geeft aan het inmiddels banale begrip ‘genera-
tiekloof ’ zijn existentiële of  misschien beter 
(en in zijn eigen woorden) ‘cultuurdynami-
sche’ betekenis terug. De kloof  tussen genera-
ties is in de moderniteit zo groot geworden dat 
er van een ongeschonden overdracht geen 
sprake meer kan zijn. Sloterdijk heeft het 
nadrukkelijk over een ‘filiatiecatastrofe’. Zijn 
stelling is even simpel als omvattend: als 
modernen zijn we niet langer kinderen van 
onze vaders, maar kinderen van onze tijd. Wij 
modernen willen niet langer erven (en kun-
nen het wellicht ook niet meer). We imiteren 
niet langer onze voorvaderen, maar onze tijd-
genoten. Sloterdijk citeert in dit verband meer 
dan eens de 19e-eeuwse Franse socioloog 
Jean-Gabriel Tarde, die de moderniteit 
omschrijft als ‘het stellen van de mode boven 
de zede’. Hierop variërend, stelt Sloterdijk dat 
de moderne mens leeft in ‘het ongelukkige 
midden tussen verloren zede en onbegrepen 
mode’. De ‘ontregeling van de zintuigen’ die 
Rimbaud nog als een nieuw programma voor 
de poëtische schepping naar voren schoof, is 
nu als ervaring gemeengoed geworden. Ieder 
individu is inmiddels ‘een dronken schip’ 
varend op volle zee, met als enig kompas de 
categorische imperatief  Il faut être absolument 
moderne. De ondertitel van De verschrikkelijke 
kinderen liegt er niet om: over het antigenealo
gische experiment van de moderniteit. Het is een 
experiment dat in Sloterdijks ogen onvermij-
delijk was, maar fout is gelopen.
	 Sloterdijks apocalyptische toon klinkt 
enigszins bevreemdend als duidelijk wordt 
wie hij met die verschrikkelijke kinderen 
eigenlijk bedoelt: de revolutionairen, de kun-
stenaars, de wetenschappers, de uitvinders, 
de avonturiers, de ondernemers, de mana-
gers, de durvers, de dromers… al degenen die 
voortdurend iets nieuws proberen. Zij zijn de 
verschrikkelijke kinderen die de ideeën en de 
energie van de nieuwe tijd leveren. Zij zijn de 
motor en de brandstof  van de ontwikkelin-
gen van de twee voorbije eeuwen. Zij zijn het 
die aan de wereld zijn moderne gezicht heb-
ben gegeven. Maar Sloterdijks essay is geen 
geschiedschrijving van de moderniteit zoals 
ze zichzelf  begrijpt: als een permanente voor-
uitgang van kunnen, kennis en kansen voor 
steeds meer mensen. Het is geen toeval dat 
Sloterdijk veel aandacht besteedt aan moder-

ne staatslieden als Robespierre, Marat, 
Napoleon, Lenin, Stalin, Himmler, Mao… 
Met afgrijzen kijkt de schrijver naar al deze 
incarnaties van een destructief  links of  
rechts revolutionair geweld.
	 Zijn kritiek op de moderniteit leverde 
Sloterdijk in een bepaalde pers al snel het 
verwijt op een ‘conservatief ’ en een ‘anti-
Verlichtingsdenker’ te zijn. Een recensent 
van Der Spiegel zag in hem zelfs een potenti-
ële ideoloog van de AFD (Alternative für 
Deutschland), de rechts-populistische en 
anti-Europese partij die onlangs hoog scoor-
de in een aantal deelstaatverkiezingen. Maar 
De verschrikkelijke kinderen is meer dan een 
klaagzang op de teloorgang van de traditie. 
Sloterdijk is op zoek naar de verborgen 
geschiedenis van de filiatiebreuk, naar de 
verdrongen dynamiek van het discontinu-
üm in de overdrachtsketen. De moderniteit 
is immers uit die afgrond geboren. Geen toe-
val dat Sloterdijk vele pagina’s wijdt aan de 
monsterlijke geboortes in de mythologie. 
Met de opmerkzaamheid van een psycho-
analyticus herkent hij de verdrongen dyna-
miek van het ‘monstrueuze’ in zegswijzen, 
bon mots (Après nous le déluge! van Madame 
de Pompadour), biografieën van politici en 
kunstenaars, historische gebeurtenissen (de 
moord op de familie van de Russische Tsaar, 
de stalinistische schijnprocessen), fictieve 
personages uit romans en toneelstukken… 
Veel meer dan in de grote idee – dat al te 
makkelijk kan worden gereduceerd tot de 
eeuwige spanning tussen traditie en ver-
nieuwing – ligt de kracht van dit boek in de 
talloze onverwachte voorbeelden, verban-
den en interpretaties die een ondergronds 
netwerk van breuken doen oplichten.

Het revolutionaire hiaat

Het officiële beginpunt van het moderne 
antigenealogische experiment is de Franse 
Revolutie. Sindsdien rafelt het weefsel van de 
genealogische overdracht steeds verder tot 
het onherstelbaar wordt. Zonder het hou-
vast van het verleden en de traditie is de 
moderniteit voor Sloterdijk ‘de val vooruit’. 

Die figuurlijke val begint met de letterlijke 
val van het hoofd van de Franse koning 
Lodewijk XVI onder de guillotine op 21 
januari 1793. Met dat hoofd van ‘citoyen 
Louis Capet’, ontdaan van alle aan het 
koningschap verbonden sacraliteit, valt ook 
het ancien régime en is de definitieve breuk 
een feit. De verontrustende ontdekking van 
de negentiende eeuw, aldus de Italiaanse 
literatuurwetenschapper Franco Moretti, is 
‘de ontdekking van de realiteit als pure exis-
tentie, onafhankelijk van iedere symbolische 
legitimatie’. Iedere legitimatie is vanaf  dan 
in laatste instantie een vorm van schone 
schijn die aan de realiteit wordt toegevoegd: 
glazuur op niets. Die ‘zuivere existentie’ 
duidt Sloterdijk aan met woorden als breuk, 
kloof, afgrond, hiaat… Wij modernen zijn 
kinderen van die afgrond: ‘Voortgekomen 
uit het revolutionaire hiaat stelde de verza-
meling van schepselen van het discontinu-
üm zich voor als ‘de burgerlijke maatschap-
pij’. Discreter heeft een monster van zulke 
orde van grootte zijn naam nooit eerder in 
het gastenboek van de werkelijkheid 
geschreven. Haar verloop wordt bepaald 
door ontelbare breuken met de traditie, klei-
nere en grotere – gecompenseerd door even-
zovele beweringen dat de continuïteit is her-
steld en de legitimiteit geregenereerd.’
	 Daarmee schetst Sloterdijk mijns inziens 
een bruikbaar kader om een aantal artistieke 
ontwikkelingen van de negentiende eeuw te 
duiden. Als de Franse Revolutie de histori-
sche breuklijn markeert voor het endemisch 
verschijnen van de ‘monsterlijke kinderen’ 
in de westerse cultuur, dan kan bijvoorbeeld 
Friedrich Schillers brievencyclus Über die 
ästhetische Erziehung des Menschen (1794-
1795) als een direct antwoord op en een 
remediëring van die breuk gelezen worden. 
Schiller, die in 1792 tot ereburger van 
Frankrijk werd benoemd, schrok terug voor 
de gewelddadige revolutionaire radicaliteit 
en werkte samen met Goethe in Weimar aan 
een esthetisch programma dat vertrok van 
de hervormende, humanistische kracht van 
de kunst en de nadruk legde op een geleide-
lijk ontwikkelingsproces veeleer dan op de 
revolutionaire breuk. Ook de complexe en 
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moeizame ‘filiatie’ tussen Goethe enerzijds 
en zijn verschrikkelijke literaire zonen 
Hölderlin, Von Kleist en Lenz anderzijds, 
behoort tot deze constellatie tussen breuk en 
continuïteit. Hölderlin en Lenz werden 
waanzinnig, Von Kleist pleegde samen met 
zijn minnares zelfmoord. Het besef  van de 
kloof  dat rond het einde van de achttiende 
eeuw doordringt in het literaire en filosofi-
sche bewustzijn van Europa is door Stefan 
Hertmans gethematiseerd in zijn theatertri-
logie Kopnaad (1990), Mind the Gap (2000) 
en De dood van Empedocles (2003). Over deze 
trilogie hangt de schaduw van Hölderlin die 
besefte dat het Griekse model – het model bij 
uitstek van de Europese beschaving – niet 
langer herhaalbaar was en dat het moderne 
(het eigene) geen model kon zijn. Zijn dich-
terlijk zwijgen en zijn waanzin kunnen cul-
tuurhistorisch geïnterpreteerd worden als de 
ultieme consequentie van het besef  dat er 
niet langer een fundament ligt onder Europa, 
maar een enorme leegte, een niet meer op te 
vullen gap. Dat Hölderlin voor zijn 
Umnachtung werkte aan een tragedie over 
Empedocles – de Griekse natuurfilosoof  die 
zich in een kloof  in de aarde (de vulkaan 
Etna) stortte – is in deze context veelzeggend.
	 Revolutie, geweld, waanzin, zelfmoord, 
kloof: het zijn allemaal termen voor het 
gevaar dat de zonen zonder vaders (en dus 
de toekomst van de samenleving) bedreigt. 
Net zoals het esthetische programma van 
Schiller kan de bildungsroman – het bur-
gerlijke genre van de negentiende eeuw bij 
uitstek – gelezen worden als een niet afla-
tende poging om de revolutionaire subjecti-
viteit van de zoon de kop in te drukken en te 
vervangen door een inschakeling in de bur-
gerlijke samenleving.
	 Sloterdijk besteedt veel aandacht aan de 
opkomst van het dadaïsme omdat het ‘de 
geestelijke signatuur van het bestaan in het 
hiaat, de onmogelijkheid geloofwaardige 
nakomelingen en opvolgers te hebben voor 
het eerst in volmaakte radicaliteit onder 
woorden bracht’. Het dadaïsme proclameert 
de pure actualiteit, zonder ervoor en erna, 
en zet daarmee de toon voor de twintigste 
eeuw, die volgens Sloterdijk gekenmerkt 
wordt door het loutere na-elkaar zonder 
ontwikkelings- of  overdrachtsgeschiedenis. 
Zijn conclusie is dat in het actuele systeem 
van de Global Arts alleen ‘bastaarden’ een 
ronde verder zullen komen: ‘Zij vormen het 

gros van de aan de geschiedenis van hun 
disciplines ontvluchte artiesten, die nauwe-
lijks het kleine beetje energie kunnen 
opbrengen om uit te leggen hoe onterving 
en erfenis zich in hun producties tot elkaar 
verhouden.’

Bastaarden van God

De filiatiebreuk is voor Sloterdijk niet alleen 
een historische categorie die de moderniteit 
afgrenst van de tijden ervoor, maar ook een 
antropologische categorie. Het risico van een 
foutgelopen overdracht en dus van een gene-
ratiekloof  is er altijd. Terwijl die kloof  zich in 
de voormoderne tijd eerder episodisch voor-
deed, wordt ze in de moderniteit endemisch. 
Hoe paradoxaal het dus ook moge lijken, het 
antigenealogische experiment van de moder-
niteit heeft wel degelijk zijn ‘voorvaders’. Een 
groot deel van het boek is aan de genealogie 
van die antigenealogie gewijd. Daartoe beho-
ren figuren als Socrates, die de Atheense 
jeugd probeerde los te maken uit de keten 
van overlevering en traditie, en Oedipus, 
wiens patricide en incestueuze huwelijk de 
natuurlijke genealogie perverteerde. Uit deze 
pagina’s blijkt ook de grote interesse van 
Sloterdijk voor de theologie. Zo opent hij zijn 
essay met een uitgebreide exegese van het 
christelijke concept van de erfzonde van 
Paulus tot Sint-Augustinus, om zijn eigen 
project vervolgens als ‘een niet-theologische 
beschrijving van de menselijke erfverlegen-
heid’ te omschrijven.
	 Een van Sloterdijks meest indrukwekken-
de (anti)genealogische analyses is die van 
Jezus. Hij beschrijft er scherp de spanning 
tussen genealogie en antigenealogie, tussen 
continuïteit en breuk als een cultuurdyna-
misch principe. Sloterdijk noemt Jezus ‘het 
verschrikkelijkste kind van de wereldge-
schiedenis’, een kind dat door zijn vaderlo-
ze, maar goddelijke conceptie een niet meer 
te dichten kloof  slaat tussen de generaties. 
In de evangelies, die allemaal geschreven 
werden na de dood van Jezus, zoekt 
Sloterdijk naar sporen van een radicale 
antigenealogische prediking, die hij 
beschouwt als ‘de kleine resten realiteit in 
de stroom van evangelisch fictiewerk’. 
Sloterdijk traceert in de jonge Jezus een ern-
stige stoornis wat het gezinsgevoel betreft. 
De meest extreme uiting hiervan – Sloterdijk 

spreekt van een counter culture extase – vin-
den we in het evangelie van Lucas: ‘Indien 
iemand tot Mij komt en niet haat zijn vader, 
en moeder, en vrouw, en kinderen, en broe-
ders, en zusters, ja, ook zelfs zijn eigen leven, 
die kan Mijn discipel niet zijn.’ 
(Statenvertaling) Met dit soort gewelddadi-
ge uitspraken worden de tradities van gezin 
en genealogie volledig onderuitgehaald. Zij 
worden vervangen door de nabootsing van 
een bijna gelijktijdig naar voren getreden 
model, Jezus zelf. Diens aanhangers kan 
Sloterdijk daarom ‘de eerste modernen’ 
noemen: ‘Met hen begint de inbraak van 
het actuele in de onvoorstelbaar veel oudere 
overleveringen.’ De subjectiviteit van zijn 
volgelingen wordt niet langer bepaald door 
een traditie, maar door een persoonlijke 
bezieling, door een directe, niet langer 
bemiddelde relatie met God: ‘De christelijke 
personalisatie wrikt de zoon […] los uit het 
genealogisch continuüm en positioneert 
hem of  haar, onafhankelijk van elke her-
komst, in een onmiddellijke nabijheid tot 
God, een onmiddellijkheid die explosieve 
psychopolitieke dynamiek bezit.’ De ondui-
delijke positie van Jozef  als vader, samen 
met Jezus’ claim dat hij de zoon van God is, 
breekt de genealogische keten stuk. Vanaf  
dan kan iedere christen zijn eigen bestaan 
opvatten als dat van een door God verwekte 
bastaard, aldus Sloterdijk: ‘In zijn geest 
gloeit de vonk van een roeping die elk empi-
risch gezinsbelang te boven gaat.’ Volgens 
Sloterdijk vormt het christendom hiermee 
een van de rijkste bronnen van het westerse 
individualisme.
	 De antigezinsprediking van Jezus en de 
daarbij aansluitende paulinische prediking 
waren mogelijk omdat ze plaatsvonden in 
een van apocalyptische verwachtingen 
doordrongen epoque. Maar toen bleek dat de 
‘eindtijd’ nog niet voor onmiddellijk was, 
moest er worden ingezet op ideeën en strate-
gieën die voor continuïteit en overdracht 
zouden zorgen. Reeds bij de evangelisten ziet 
Sloterdijk een duidelijke regenealogisering 
van de Jezusfiguur: de nadruk op de stam-
boom van Jezus (die eigenlijk onzin is omdat 
Jezus als zoon van God buiten iedere stam-
boomstructuur valt) en de nadruk op de 
familieverhalen zijn hier voorbeelden van. 
Ook de Kerk als instituut zet in op repaterna-
liseringsstrategieën om de kloof  die Jezus 
geslagen heeft te dichten. Sloterdijk spreekt 
over een ‘contrarevolutie van de bisschop-
pen’ en wijst op het overvloedig gebruik van 
de notie van ‘vader’ in de katholieke hiërar-
chie. Dat is een van de redenen waarom de 
Kerk op gespannen voet blijft staan met de 
meest radicale volgelingen van het model 
van Jezus: figuren als Franciscus van Assisi, 
die in het openbaar radicaal afstand nam 
van het ‘zoon zijn’ van zijn vader, en de mys-
ticus, ‘de homo interior zonder stamboom’. 
Hier wordt ‘een niet-alledaagse opvatting 
van voortplanting mogelijk, volgens welke 
de spirituele filiatie de plaats kan innemen 
van de aardse zwaarte van de fysieke en 
familiaire herkomst’.
	 Sloterdijk heeft het nog over een andere 
tak in de genealogie van het hiaat: de bas-
taardkinderen van kerkelijke en wereldse lei-
ders – de niet-legitieme erfgenamen – die 
vanaf  de Middeleeuwen steeds nadrukkelij-
ker hun plaats gaan opeisen in de samenle-
ving. Dat brengt hem tot een nieuwe lezing 
van Hamlet en King Lear. Hij plaatst Hamlet 
en Edmund, de bastaardzoon van Gloucester, 
als twee mogelijkheden van de moderne 
mens tegenover elkaar. Hamlet is de weife-
laar wiens reflectie zijn handelen belemmert. 
Edmund laat daarentegen alle belemmerin-
gen vallen. Door de verbitterde rivaliteit met 
zijn broer Edgar worden in hem offensieve en 
zelfs criminele energieën vrijgemaakt die in 
de ogen van Sloterdijk veel iconischer zijn 
geweest voor de ontwikkeling van het 
moderne Europa, dat gekenmerkt wordt 
door voortschrijdende ‘ontremmingen’.

Vlucht zonder landingsbaan

De verschrikkelijke kinderen van de nieuwe tijd 
laat zich lezen als een opeenstapeling van 
paradoxale, pessimistische en ronduit nihi-
listische metaforen om de actuele situatie te 
beschrijven: ‘Meer dan ooit gehoorzaamt de 
loop der dingen aan de wet van de perma-
nente improvisatie, die een verbond is aan-
gegaan met het business as usual.’ Ons 
bestaan speelt zich af  op een hellend vlak 
richting toekomst: ‘De hellingshoek hangt 
af  van de strijd – de beleefde mensen noe-

men dat ‘politiek’.’ Welke politiek is er nog 
mogelijk in het wereldtijdperk van de ‘val 
vooruit’? Een politiek van de beheersing, zo 
lijkt Sloterdijk te suggereren, maar precies 
daar gaat zijn civilisatiedynamische hoofd-
stelling tegenin: ‘In het wereldproces na het 
hiaat komen voortdurend meer hoeveelhe-
den energie vrij dan onder vormen van 
overleveringsbekwame civilisering kunnen 
worden gebonden.’ Sloterdijk maakt die 
stelling heel concreet met een lange lijst van 
‘ontremmingen’ op allerlei terreinen: we 
maken meer schulden dan we ooit nog kun-
nen betalen; er wordt meer verlangen naar 
consumptie gestimuleerd dan ooit door goe-
deren kan worden vervuld; we worden meer 
erotisch geprikkeld dan we ooit kunnen 
worden bevredigd; er trekken meer mensen 
naar steden dan er ooit zullen kunnen deel-
hebben aan de voordelen van het stedelijke 
leven; er worden meer ziektes ontdekt dan 
door de bestaande geneesmiddelen kunnen 
worden behandeld; er wordt tot meer more-
le verontwaardiging opgeroepen dan men 
ooit door structurele veranderingen zal 
kunnen temperen; er worden meer techni-
sche problemen gecreëerd dan door de 
levende generaties kunnen worden opge-
lost; er wordt meer afval geproduceerd dan 
door recyclingprocessen kan worden ver-
werkt; het menselijke lichaam in het welva-
rende halfrond stapelt meer vetreserves op 
dan ooit door diëten of  bewegingsprogram-
ma’s kunnen worden afgebroken… En zo 
gaat dat nog een tijdje door. Die asymmetrie 
wordt de mensheid uiteindelijk fataal.
	 In de lijn van dit denken liggen ook 
Sloterdijks recente stellingnames tegen 
kanselier Merkels ‘verwelkomingscultuur’ 
van de vluchtelingen en voor een striktere 
nationale grenscontrole – ‘Duitsland heeft 
geen morele plicht tot zelfvernietiging’. Het 
zijn stellingen waarin hij bijgetreden wordt 
door zijn collega-filosoof  Rüdiger Safranski. 
Sloterdijk waarschuwt voor ‘het wereldtijd-
perk van de aanspraken’, voor ‘het circus 
van chronische ophitsing tot onmogelijke 
wensen’. Sinds de Amerikaanse en Franse 
verklaringen van de universele rechten van 
de mens hebben er zich steeds meer indivi-
duen zonder erfenis en legitimiteit aange-
meld met aanspraken op waardigheid, kan-
sen en voorkeursposities. Sloterdijk noemt 
die verklaringen ‘eigentijdse, onvermijdelij-
ke, hooghartige en onvervulbare taalda-
den’. Dat vat het pessimisme van Sloterdijk 
goed samen. De opdracht die de mensheid 
voor zichzelf  heeft geformuleerd, het appel 
dat uitgaat van de geproclameerde vrijheid 
en gelijkheid, kan niet worden uitgevoerd of  
nagevolgd. Het is echter opvallend hoe wei-
nig aandacht Sloterdijk besteedt aan de 
feministische en postkoloniale theorievor-
ming van de voorbije decennia – waarin wel 
eens aanzetten zouden kunnen zitten voor 
een alternatieve theorie van het erven – op 
een ogenblik dat de identiteit van Europa 
zwaar onder druk staat en het zich flexibel 
zal moeten opstellen om te overleven.
	 De verschrikkelijke kinderen van de nieuwe 
tijd is en blijft ongemakkelijke lectuur. 
Briljant geschreven, retorisch verplette-
rend, in zijn voorbeelden en interpretaties 
even ‘ontremd’ en explosief  als het moderne 
tijdperk dat het evoceert, te uitdagend en 
onrustig om afgedaan te worden als rechts-
conservatief, te somber om links-progres-
sief  te voeden, te belezen om militante actie 
te ondersteunen, te onbehaaglijk om con-
templatief  te blijven leven.

Noot

	 1 	Net zoals Alain Badiou in zijn essay Het 
onbehagen van de zonen in de hedendaagse 
‘cultuur’ (De Witte Raaf nr. 179, pp. 1-3) lijkt 
Sloterdijk te suggereren dat het in de eerste 
plaats de overdracht tussen vaders en zonen is 
die fundamenteel fout zit. De lijn die loopt 
tussen moeders en dochters lijkt veel minder 
beschadigd door het moderniseringsproces, 
wellicht omdat ze nooit het volle gewicht van 
de cultuuroverdracht heeft moeten dragen en 
daardoor een subversieve dimensie heeft 
kunnen ontwikkelen. Maar Badiou noch 
Sloterdijk werken dit motief  verder uit.

Peter Sloterdijk, De verschrikkelijke kinde-
ren van de nieuwe tijd. Over het antigenea-
logische experiment van de nieuwe tijd 
(vertaling uit het Duits: Hans Driessen), 
verscheen in 2015 bij Boom, Prinsengracht 
747, 1017 JX Amsterdam (020/521.89.38; 
uitgeverboom.nl & boomfilosofie.nl). ISBN 
9789089534439.

Salvator Rosa

De dood van Empedocles, ca. 1665-1670
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              Call for applications for PhDArts,  
PhD programme in visual art and design. Research in and through artistic practice. 
After being admitted, visual artists and designers can participate in this programme. 
The programme consists of seminars, presentations and colloquia. PhD students 
will be supervised by artists and expert academic supervisors. Deadlines for 
application 1 October 2016 and 1 April 2017.

research: scientific or scholarly inquiry, esp study or experiment aimed 
at the discovery, interpretation, reinterpretation or application of (new) facts 
or theories
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              PhDArts, international doctorate 
programme in art and design, is a collaboration between Leiden University  
Academy of Creative and Performing Arts and the Royal Academy of Art (KABK)  
in The Hague.        www.phdarts.eu
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BART VERSCHAFFEL

Toutes peintures venues je ne sais d’où, de la 
mer avant tout.
	 James Ensor, Discours à l’occasion de mon 	
	 exposition au Jeu de Paume à Paris en 1932

Man sagt wohl zum Lobe des Künstlers: er hat 
alles aus sich selbst. Wenn ich das nur nicht 
wieder hören müsste! Genau besehen, sind die 
Produktionen eines solches Originalgenies 
meistens Reminiszenzen; wer Erfahrung hat, 
wird sie meist einzeln nachweisen können.
	 Johann Wolfgang von Goethe, Maximen 	
	 und Reflexionen

De kunsthistorische en kritische literatuur 
duidt in de artistieke carrière van Ensor 
twee kantelmomenten aan. Het eerste situ-
eert zich rond 1885: de talentvolle jonge 
schilder, die vanaf  1880, na zijn academie-
tijd, reeds een reputatie had opgebouwd in 
het Brusselse avant-gardemilieu, maar alles 
bijeen genomen toch nog binnen de klas-
sieke genres en burgerlijke kunstopvatting 
werkte, begint plots theatrale scènes uit het 
leven en het lijden van Christus te tekenen, 
en introduceert in zijn etsen, tekeningen en 
schilderijen een fantastisch en grotesk uni-
versum van maskers, skeletten, tronies, 
schedels, monsters en duivels, feestende 
massa’s en optochten. In een belangrijk 
artikel heeft Marcel De Maeyer deze plotse 
wending geanalyseerd en nauwkeurig 
gedateerd, waarbij hij onder meer aantoon-
de dat Ensor zijn vroegere burgerlijke por-
tretten en interieurs zelfs met deze nieuwe 
beeldwereld overschilderde, en zo zijn vroeg 
academisch werk corrigeerde.1 Het tweede 
kantelmoment wordt doorgaans tussen het 
midden en het einde van de jaren negentig 
gesitueerd. Ongeveer vanaf  dan lijkt Ensors 
creativiteit op te drogen, gaat de controver-
siële en revolutionaire artiest zichzelf  her-
halen en kopiëren, en zelfs nieuw werk anti-
dateren – terwijl hij in dezelfde periode meer 
en meer aandacht en erkenning krijgt, en 
uitgroeit tot een gevierd schilder, en een 
nationale en internationale bekendheid. 
Alle interpretatoren en critici situeren het 
hoogtepunt van Ensors artistieke carrière in 
de periode die zich uitstrekt vanaf  het begin 
van de jaren 1880 tot omstreeks 1895. Ze 
verschillen in de manier waarop ze de beide 
kantelmomenten in het oeuvre benadruk-
ken of  juist relativeren, en vooral in hun 
(negatieve of  minder negatieve) waardering 
van het latere werk. De basisvraag voor de 
Ensorinterpretatie is evenwel te begrijpen 
wat er rond 1885-86 gebeurd is, en waar 
dat eigenzinnige, fantastische oeuvre van-
daan komt. 

Peintre de la lumière, peintre de 
masques

Ensor neemt begin jaren 1880 deel aan ten-
toonstellingen en wordt in 1883, als jong 
en beginnend kunstenaar, medestichter 
van de kunstenaarsgroep Les XX. Zijn werk 
wordt opgemerkt, het wordt besproken en 
veroorzaakt ook controverse, en het wordt 
snel – eerst etsen, wat later de eerste schil-
derijen – aangekocht door musea. De kriti-
sche receptie van zijn oeuvre wordt in 1898 
in een eerste plooi gelegd in een tijdschrift-
nummer van het Parijse blad La Plume, met 
kritieken en getuigenissen van vrienden en 
medestanders uit die periode, samengesteld 
door Ensors vriend Eugène Demolder in 
overleg met de kunstenaar.2 Demolder had 
in 1892 reeds de toon gezet toen hij schreef  
dat Ensor provocatief  origineel was en mis 
begrepen werd, en door de critici werd ach-
ternagezeten als door honden die blaffen 
naar iets wat ze niet begrijpen…3 Cruciaal 
zijn vervolgens het invloedrijke essay van 
Emile Verhaeren uit 1908, een volumineu-
ze studie van de dichter Grégoire Le Roy uit 
1921, en de studie van André De Ridder uit 
1930, het jaar na de grote Ensorretro
spectieve waarmee het Paleis voor Schone 
Kunsten te Brussel zijn deuren opent, en 
Ensor definitief  geconsacreerd wordt.4 Het 

beeld dat in deze reeks publicaties wordt 
opgebouwd en de Ensorreceptie zal domine-
ren, is dat van een vroegrijpe geniale schil-
der die onmiddellijk zijn bekrompen acade-
mische opleiding in Brussel ontgroeit, 
picturaal vernieuwend, visionair-mystiek 
en fantasierijk werk maakt, daardoor weer-
stand oproept en miskend wordt, en deze 
afwijzing artistiek verwerkt in een maat-
schappijkritisch en satirisch oeuvre dat de 
hypocriete burgermaatschappij een spiegel 
voorhoudt, en tegelijk zijn eigen verbitte-
ring én het ’modern tragisch levensgevoel’ 
uitdrukt. De genialiteit van Ensors kunst 
wordt enerzijds verbonden met het heldere 
palet, het gebruik van zuivere kleuren en 
felle kleurcontrasten, en met een fascinatie 
voor het licht en het atmosferische. Ensor is 
een ‘peintre de la lumière’. Hij was op dat vlak 
een verkenner en een voorloper, want ging 
de ‘fanfare luministe’ tien jaar vooraf…5 De 
gevoeligheid voor het licht wordt later door 
Ensor zelf  expliciet verbonden met de kust 
en de zee. Anderzijds is Ensor ‘le peintre des 
masques’, een kunstenaar met een ‘amour 
immodéré pour le masque, la défroque, la 
mort, la laideur’.6 Die maskerwereld wordt 
begrepen vanuit een of  meerdere van de 
volgende elementen: zijn artistieke misken-
ning, zijn benepen familiaal bestaan in het 
provinciale Oostende, zijn herinneringen 
aan de bizarre souvenir- en carnavalspullen 
die de familie verkocht en aan het volkse 
van de Oostendse karakters en hun uitspat-
tingen, of  het trauma van de dramatische 
dood van zijn alcoholistische vader. Van 
daaruit zou een bonte, curieuze, groteske, 
tegelijk onwerkelijke en confronterende 
wereld van tronies, skeletten en maskers 
zijn ontstaan. Die wereld is uit de donkere 
diepte van zijn kunstenaarsziel opgeweld: 
‘des mélancolies faites croque-morts […] des 
désespoirs faits squelettes.’7 Ensors pictura-
le vernieuwingen enerzijds en zijn tegelijk 
mystieke en groteske beeldwereld anderzijds 
– ‘venu d’on ne sait quelle région d’un cer-
veau hanté’8 – maken hem tot een uitzon-
derlijk kunstenaar.
	 Ensor is echter niet enkel uitzonderlijk, hij 
is daarenboven volstrekt origineel. 
Verhaeren geeft in 1908 aan hoe zijn tijdge-
noten kijken naar de inmiddels vijftigjarige 
kunstenaar: ‘Il ne doit rien ou presque rien 
aux maîtres du passé. Il est venu en son 

temps pour ne recevoir que les leçons des 
choses. Certes, sa mise en page le préoccu-
pe, mais ses compositions évitent de rappe-
ler celles que les musées enseignent.’9 Meer 
dan tien jaar later wordt de dichter gevolgd 
en geciteerd door Grégoire Le Roy: ‘On com-
prendra que James Ensor se soit écrié ‘Je suis 
un peintre d’exception’. Verhaeren qui ne 
pense pas autrement, ajoute qu’ ‘il ne doit 
rien ou presque rien aux maîtres du passé’. 
Ce n’est pas contestable. Aucune tradition 
d’art ne motive sa venue.’10 

‘Je crois être un peintre d’exception’11

Ensor was uiterst gevoelig voor al wat over 
zijn werk gezegd of  geschreven werd, en hij 
heeft zijn leven lang getracht de receptie 
ervan zoveel mogelijk te sturen. Zijn aan-
deel in het beeld dat zich van zijn oeuvre en 
kunstenaarschap heeft gevormd mag dan 
ook niet onderschat worden. Hij heeft zelf, 
in een aantal gelegenheidsteksten en toe-
spraken waarvan een eerste bundeling 
reeds in 1921 gepubliceerd werd door het 
tijdschrift Sélection, tussen de kolder en 
schuine opmerkingen over tegenstanders 
en collega’s door, in enkele regels duidelijk 
aangegeven hoe naar zijn werk en carrière 
moest worden gekeken. Hij heeft ook veel 
brieven geschreven. De gepubliceerde cor-
respondentie is niet persoonlijk of  intiem, 
en betreft bijna steeds de zorg voor en het 
beheer van zijn eigen werk en zijn kunste-
naarsreputatie. Opmerkelijk is daarbij dat 
hij vragen over zijn kunst in de derde per-
soon beantwoordt: als een souffleur geeft hij 
de critici dus de woorden in de mond.12 
Enkele passages uit die brieven en toespra-
ken, die echter voor het overgrote deel date-
ren van na 1900 en zelfs 1920, en dus vaak 
handelen over gebeurtenissen van dertig 
jaar eerder, worden tot vandaag voortdu-
rend geciteerd en gerecycleerd om het oeu-
vre en het begin van de carrière te interpre-
teren. ‘Au début, presque seul, j’attendais 
longuement.’13; ‘Pourquoi ai-je devancé 
depuis un quart de siècle, et dans tous les 
sens, les recherches modernes?’14; ‘J’évolue 
en liberté et non exposé aux influences…’15; 
‘En 1881, dès mon premier salon […] je 
bouleverse toutes les convenances pictura-
les […] on m’injurie, on m’insulte, je suis 

fou, je suis sot, je suis méchant, mauvais, 
incapable, ignorant’16; ‘mes braves confrè-
res, peintres incompris!’17; ‘Enfin, traqué 
par les suiveurs, je me suis confiné joyeuse-
ment dans le milieu solitaire où trône le 
masque tout de violence, de lumière et 
d’éclat.’18 In een zeer karakteristieke brief  
van 2 augustus 1928 somt Ensor voor 
André de Ridder, die een studie voorbereidt, 
zijn inspiratiebronnen op: de sprookjesver-
halen van de meid in zijn kindertijd, de zol-
der vol vreemde voorwerpen in het ouder-
lijke huis, en zijn lectuur – met vooral Edgar 
Allan Poe. Ensor schrijft: ‘Je ne dois rien, ni 
ma peinture, aux écrivains d’ici et d’ailleurs. 
Je les ignore. […] mes masques sont venus 
d’ici et de la mer.’19 De brief- en tekstfrag-
menten kleuren zo netjes het portret in van 
de uitzonderlijke en originele artiest dat de 
critici eerder geschetst hadden. 

De Oude Meesters…

Wanneer Emile Verhaeren eind 19e, begin 
20e eeuw op atelierbezoek gaat bij Ensor, 
treft hij de schilder aan te midden van ‘un 
emmêlement d’objets disparates’ die zijn 
verbeelding voeden, met daartussen ook 
‘livres gisant à terre, estampes empilées sur 
des chaises’.20 Boeken en prenten inspire-
ren echter op een andere manier dan bizar-
re voorwerpen en curiosa uit de souvenir-
winkel. Welke boeken, welke prenten? Er 
waren boeken thuis: de vader van Ensor 
was belezen. Van de bibliotheek van Ensor 
blijft helaas weinig over, en de meeste titels 
zijn gepubliceerd na 1900. Verhaeren 
schrijft dat Ensor na zijn academietijd een 
reeks auteurs las ‘que sa nature d’exception 
lui désignait’: Poe, Balzac, Rabelais, Ariosto, 
Dante, Cervantes’ Don Quichotte, de verha-
len van Duizend-en-een-nacht.21 In zijn 
toespraken en autobiografische teksten 
noemt Ensor zelf  nog Goethe, Milton, 
Shakespeare, Schopenhauer, Leopardi, 
Hugo… Ensors picturale referenties zijn – 
schrijft Verhaeren – Rembrandt, Delacroix, 
Chardin, Watteau, Ingres.22 Ensor zelf  
noemt later in zijn brieven en geschriften 
Rubens, Da Vinci, Michelangelo, Turner, 
Cellini, Patinir, Hals: eminente leden van de 
Hall of  Fame van de schilderkunst dus. En in 
het satirische genre noemt hij Bruegel, 
Bosch, Goya, samen met wat minder gere-
puteerde kunstenaars die binnen de grotes-
ke traditie echter wel bij de groten horen: 
Jacques Callot, Salvator Rosa, Honoré 
Daumier.23 Dit alles laat uitschijnen dat 
Ensor gaandeweg een wel zeer ruime kennis 
van de literaire en artistieke cultuur ver-
worven had, en zich door de allergrootste 
schilders liet inspireren. Uit een collectie 
tekeningen, in 1951 verworven door het 
Koninklijk Museum voor Schone Kunsten 
te Antwerpen, en gepubliceerd en becom-
mentarieerd door Lydia Schoonbaert in een 
van de jaarboeken van het KMSKA en in 
enkele artikelen, blijkt dat de jonge Ensor in 
het begin van de jaren 1880 inderdaad veel 
studietekeningen gemaakt heeft naar grote 
meesters zoals Rembrandt, Hals, Daumier, 
Delacroix, Hukosai, maar ook naar tijdge-
noten als Charles Hermans.24 Ensor had die 
studietekeningen, volgens KMSKA-
directeur Walter Van Beselaere, altijd zorg-
vuldig weggeborgen ‘om geen misverstan-
den te wekken’. De publicaties van 
Schoonbaert vormden de aanzet voor meer 
gedetailleerd onderzoek naar de inspiratie-
bronnen en beeldreferenties van Ensor, en/
of  naar verwante artistieke oeuvres en de 
manier waarop Ensor er kennis van nam, 
door onder anderen Patrick Florizoone en 
Herwig Todts.25 Xavier Tricot heeft van dat 
onderzoek een bilan opgemaakt in zijn web-
publicatie Ensor en de Oude Meesters.26 Zijn 
overzicht maakt voldoende duidelijk dat 
Ensor – pace Verhaeren – vanzelfsprekend 
wel veel aan ‘le passé’ te danken had. 
Tegelijk blijkt dat het kunsthistorisch en kri-
tisch onderzoek weliswaar interessante 
parallellen, algemene thematische of  stilis-
tische verwantschappen, en mogelijke ver-
banden suggereert, maar verrassend weinig 
concrete bronnen of  raakpunten aanwijst. 
Zo concludeert Tricot dat Ensor ‘voor zijn 

Jules Champfleury, v.l.n.r. HCM 43 (Daumier), HCA 260, HCA 116, HCA 212, HCM 229 (Traviès), HCA 46
James Ensor, L‘intrigue, of  De intrige, 1890

‘Siffler les vices et les laideurs de la civilisation…’
Het groteske oeuvre van James Ensor en de Encyclopédie de la caricature van Jules Champfleury
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talrijke religieuze, satirische en (pseudo-)
historische thema’s’ niet alleen inspiratie 
vond ‘in de Bijbel, historische geschriften, 
erudiete naslagwerken of  populaire educa-
tieve tijdschriften, maar eveneens in de 
volkskunst’. Hij geeft echter geen enkele 
precieze beeldreferentie op en noemt enkel 
de namen van de ‘oude meesters uit ver-
schillende tijdperken’ die Ensor kopieerde, 
zoals Rembrandt en Turner, en van enkele 
grootmeesters uit de satirische traditie, 
namelijk Goya, Bosch en Bruegel. Als enig 
bewijs voor de invloed van deze laatsten valt 
Tricot terug op de bekende passages uit de 
(late) brieven en geschriften van Ensor. De 
zaak ligt evenwel anders voor de verwijzin-
gen naar de Britse karikaturisten: Hogarth, 
en vooral Gillray, Rowlandson en 
Cruishanck.
	 Ensor heeft Hogarth wel publiek vermeld, 
maar dat geldt niet voor de andere Britse 
karikaturisten. Verhaeren schrijft in de eer-
ste bladzijden van zijn essay dat Ensor aan-
leunt bij ‘Grilray et Rowlanson plus encore 
que Jérôme Bosch ou Pierre Breughel’27, 
maar spelt de namen van de twee Britten 
foutief, wat doet vermoeden dat hij hen zelf  
niet of  nauwelijks kende, en hij stelt verder 
in zijn essay dat Ensors werk weliswaar 
gelijkenis vertoont met dat van beide 
Engelse kunstenaars, ‘maar dat Ensor ze [in 
de jaren 1880-90, B.V.] niet kende’.28 Hij 
heeft zich voor zijn bewering allicht geba-
seerd op een opmerking van Pol de Mont, 
die in zijn bijdrage over Ensor voor La Plume 
in 1898 geschreven had dat Ensor ‘een ach-
terneef  was van Gillray en Rowlandson’.29 
Ensor, die in reactie hierop – vergeefs – De 
Mont ertoe wou bewegen ook een artikel te 
schrijven voor een Engels tijdschrift, accep-
teert in een brief  van 4 oktober 1900 ‘le 
caractère Anglais de mes oeuvres’ en ‘de 
réelles et indiscutables ressemblances avec 
l’art anglais’ die De Mont had opgemerkt, 
en hij vernoemt daarbij zelf  Turner, Crome, 
Hoghard [sic] en Rowlandson: ‘ma vision, 
ma manière et mes qualités de peintre me 
rapprochent de ces maîtres soit dans le pay-
sage, soit dans la satire…’30 De naoorlogse 
kritiek is wel ingegaan op het belang van 
deze kunstenaars voor Ensor, en in De Oude 
Meesters maakt Tricot concrete analyses 
van de invloed van hun werk op dat van 
Ensor. Hij haalt enkele opmerkelijke thema-
tische parallellen aan, zoals de satire op het 
burgerlijke strandleven, het zinspelen op 
politieke en sociale kwesties, het thema van 
het skelet en de figuur van Napoleon, en hij 
verwijst naar specifieke prenten en prenten-
reeksen. Tricot meent dat Ensor ‘waar-
schijnlijk op de hoogte (was) van het grote 
aantal boeken met karikaturen dat in 
Engeland in de negentiende eeuw op de 
markt kwam’, en vernoemt An Historical 
Sketch of  the Art of  Caricaturing (1813) door 
James Peller Malcolm, A Book of  Caricatures 
(ca. 1862) van Mary Darly, en de History of  
Caricature and Grotesque Art (1865) van 
Thomas Wright. Hij merkt voorts nog op 
dat de Franse schrijver en kunstcriticus 
Champfleury (pseudoniem van Jules 
Husson) in Parijs ‘een serie boeken over de 
geschiedenis van de karikatuur doorheen 
de eeuwen’ publiceerde. Naast deze vermel-
ding is mij in de hele Ensorliteratuur nog 
slechts één – even korte en droge – verwij-
zing bekend naar dit eerste en meteen klas-
sieke negentiende-eeuwse Franstalige over-
zicht van de artistieke cultuur van de 
groteske.31

	 De filosofische discussie betreffende de 
esthetiek van het lelijke en het kunsthisto-
risch onderzoek naar de komische en gro-
teske kunstgenres is goed op gang gekomen 
vanaf  het midden van de 19e eeuw. Onge
veer terzelfdertijd, maar onafhankelijk van 
elkaar, hebben Thomas Wright in Engeland 
en Jules Champfleury in Frankrijk de eerste 
historisch-encyclopedische overzichtswer-
ken geschreven over het komische, het gro-
teske en de satire in de kunst en de literatuur. 
Het boek van Wright, History of  Caricature 
and Grotesque Art (1863), is historisch 
geörienteerd, afstandelijk en erudiet, maar 
zeer algemeen en onvermijdelijk oppervlak-
kig: het bestrijkt immers zowel de literatuur 
als de beeldende kunst, van de antieke tijd 
tot de Engelse karikatuur van het begin van 
de 19e eeuw. Wright bespreekt aan het eind 
van zijn boek kort Gillray, Rowlandson en 
Cruishanck. Het is vanzelfsprekend mogelijk 
dat Ensor het boek (waarnaar Champfleury 
in de latere uitgaves van zijn boeken zelf  ver-
wijst, en dat reeds in 1867 ook naar het 
Frans werd vertaald) inderdaad kende of  

gebruikt heeft. Er zijn echter geen concrete 
aanwijzingen voor. 

Jules Champfleury (1821-1889)32

Jules Champfleury (Jules François Félix 
Husson), een literair auteur met een verle-
den in de Parijse bohème, schreef  onder 
meer satirische verhalen, burlesken en pan-
tomimes, en een bekend boek over katten in 
de kunst, maar is vooral bekend als kunst-
criticus en als kennis, vriend en verdediger 
van schrijvers en ‘realistische’ kunstenaars 
als Baudelaire, Zola en Courbet. Hij was ook 
liefhebber en verzamelaar van volksliederen 
en volksprenten. Over het thema van het 
komische en het groteske schreef  hij, zoals 
Wright, eerst in tijdschriften – bijvoorbeeld 
vanaf  1862 in de Gazette des Beaux-Arts. In 
1865 publiceerde hij twee boeken: Histoire 
de la caricature antique en Histoire de la carica-
ture moderne.33 Het boek over de karikatuur 
in de oudheid opent met een theoretisch en 
filosofisch hoofdstuk over de theorie van de 
lach en het komische, en is verder opge-
bouwd als een thematisch en historisch 
overzicht, van Assyrië en Egypte tot de 
vroegchristelijke tijd. Het boek kreeg veel 
aandacht en reacties; Champfleury heeft 
het onmiddellijk uitgebreid, en het werd 
herhaaldelijk herdrukt. Zijn boek over de 
‘moderne karikatuur’ bestaat uit één lang 
opstel van tweehonderd bladzijden over 
Honoré Daumier, aan wie hij tevoren reeds 
Les Excentriques (1852) had opgedragen, 
een boek met literaire schetsen en portret-
ten over de bohème, gevolgd door zes afzon-
derlijke studies, onder anderen over Traviès 
en Monnier, en – kort – over Grandville en 
Gaverni.34 Champfleury, die zichzelf  
‘archeoloog’ noemt, schrijft tegelijk toegan-
kelijker en directer dan Wright, essayisti-
scher en met meer betrokkenheid. Hij was 
immers tot zijn onderzoek gekomen vanuit 
zijn persoonlijke, artistieke interesses voor 
onder meer satire en (volks)kunst. 
	 Zijn twee boeken uit 1865 waren het 
begin van een uitgebreide volkskundige of  
protoantropologische studie die hij zelf  een 
Encyclopédie de la caricature genoemd heeft35 
en waaraan hij tot het einde van zijn leven 
gestadig heeft doorgewerkt. Daarbij heeft 
hij zijn studie van de verschijningsvormen 
van het komische eerst verbreed tot de 
volksprenten in Histoire de l’Imagerie popu-
laire (1869) (HCA) en ze vervolgens gecom-
pleteerd met, achtereenvolgens, een Histoire 
de la caricature au Moyen-Âge et sous la 
Renaissance (1870) (HCMA), een Histoire de 
la caricature sous la République, l’Empire et la 
Restauration (1874) (HCRE), en ten slotte 
zijn Histoire de la caricature sous la Réforme et 
la Ligue. Louis XIII à Louis XVI (1880) 
(HCRL).36 Aan het eind van zijn leven heeft 
hij deze historische studies, voornamelijk 
geconcentreerd op Frankrijk, nog aange-
vuld met een verkenning van enkele buiten-
Europese voorbeelden uit Turkije, Noord-
Afrika en Japan, in Le Musée secret de la 
caricature (1887) (MSC).37

	 Gezien studies en overzichten van de 
Franse literaire satire reeds bestonden, kon 
Champfleury zich concentreren op de visu-
ele kunsten en komt de literatuur enkel aan 
bod als inspiratiebron voor de beeldcultuur. 
In het exploreren van de visuele kunsten 
gaat hij dan wel zeer breed: hij schrijft over 
het antieke theater en de theatermaskers, 
de Priapuscultus, de antieke voorstellingen 

van pygmeeën en dwergen, de laatantieke 
graffiti, de middeleeuwse groteske kleins-
culpturen, het motief  van de dieren-muzi-
kanten, de uitbeelding van de hoofdzonden 
en de dodendansen, de karikaturen van Da 
Vinci en de prenten van Bruegel, de comme-
dia dell’arte en het carnaval, de Epinal
prenten en de Britse politieke karikaturen 
over de Franse Revolutie en Napoleon, 
Turkse poppentheaters, de Japanse groteske 
prentkunst enzovoort… Tussendoor publi-
ceerde hij nog over de beschildering van 
goedkoop faïencevaatwerk van eind 18e en 
begin 19e eeuw (Histoire des faiences patrio-
tiques sous la Revolution (1867) (HFP)).38 
Champfleury behandelde dus zowat alle uit-
drukkingen van de volkscultuur en de 
volksverbeelding die zich vermeien in het 
wilde, naïeve, onevenwichtige, vulgaire, 
scabreuze, spottende en lelijke, en die door 
de academische, verburgerlijkte ‘hoge’ 
kunst en cultuur verdrongen en uitgesloten 
werden. De inzet van zijn Encyclopédie 
bestond er uitdrukkelijk in de populaire en 
lage genres en beelden te redden die niet als 
kunst beschouwd werden, en niet door 
musea verzameld of  bestudeerd werden, 
maar wel belangrijk waren voor het ver-
staan van de geschiedenis en de aard der 
volkeren. Het overgrote deel van deze lage, 
komische cultuur gaat allicht in tegen wat 
de goegemeente passend en mooi vindt, 
merkt Champfleury op, maar op ‘archeolo-
gische’ en wetenschappelijke gronden is het 
documenteren van vulgaire en soms obsce-
ne beelden wel degelijk belangrijk. 
Herhaaldelijk wijst hij erop dat de smaak en 
zeden van vroeger nu eenmaal verschillen 
van die van de preutse negentiende-eeuwse 
burgerij. ‘L’antiquité ne fut pas seulement 
noble et majestueuse…’ (HCA, XX) Boven
dien meent Champfleury dat grappen, spot, 
satire en karikaturen de spreekbuis zijn van 
le petit peuple, het onderdrukte volk: ‘La cari-
cature est avec le journal le cri des citoyens’, 
de karikatuur drukt ‘les sentiments intimes 
du peuple’ uit.39

De ontdekking van de ‘Encyclopédie 
de la caricature’ 

De Encyclopedie de la caricature van Champfleury 
is tot vandaag geheel afwezig in de Ensor
interpretatie. Ze is nochtans essentieel om 
de genese van het oeuvre te begrijpen.
	 Ensor is geen geniale fantast die quasi 
miraculeus een volstrekt originele masker-
wereld en ‘een geheel nieuw universum’ 
heeft verzonnen.40 Hij heeft, zoals alle kun-
stenaars, beelden van andere beelden 
gemaakt. Hij heeft daarbij niet, studieus, 
moeizaam en traag, kennis verzameld uit de 
hele Europese literaire en artistieke cultuur, 
en een veld van referenties bij elkaar gele-
zen of  bijeengezocht om daarmee een oeu-
vre te maken. Hoe zou de jonge schilder, die 
relatief  geïsoleerd leefde in Oostende, niet 
kon of  wou reizen en in zijn hele leven 
slechts enkele korte buitenlandse trips heeft 
gemaakt, met zijn huiselijke verplichtingen 
en beslommeringen, en met de tijd die het 
ambachtelijke schilderen toch vraagt, op 
eigen houtje en op enkele jaren tijd de erudi-
tie en kennis hebben kunnen verzamelen 
die in dit oeuvre is samengebald? De jonge 
Ensor heeft zijn grondstof  uit één bron 
gehaald: hij heeft in de Encyclopédie van 
Champfleury het historisch en cultureel uit-
gestrekte veld van de ‘lage’ volkse en komi-

sche beeldproductie ontdekt, de doorwer-
king ervan in de Europese ‘klassieke’ 
schilderkunst inbegrepen. Hij heeft beseft 
dat de beeldenvoorraad uit dat transhisto-
risch en transcultureel overzicht, maar ook 
de oneerbiedige ‘toon’ van het universeel 
komische en de provocatie, en het beeld van 
het moderne kunstenaarschap zoals 
Champfleury het voorstelt, binnen de con-
text van de Belgische kunst van de jaren 
1880 bijzonder interessant en bruikbaar 
waren. En hij heeft dat materiaal, vanaf  
1885-86, succesvol in zijn werk geïntrodu-
ceerd, op verschillende niveaus.
	 De illustraties uit de Encyclopédie van 
Champfleury vormen voor Ensor tussen 
1885 en 1900 een cruciale beeldbron, zowel 
voor beeldelementen als voor compositie-
schema’s. In ten minste vijfentwintig van de 
belangrijkste ‘groteske’ schilderijen en teke-
ningen uit zijn meest creatieve, vruchtbare 
periode, zijn rechtstreekse ontleningen aan 
beeldmateriaal uit de boeken van 
Champfleury aan te wijzen. Ensor gebruikt 
ook illustraties uit Le Musée secret (1887), 
bijna onmiddellijk na de publicatie, in zijn 
karikaturen van begin jaren negentig. Van 
de ‘grote kunstenaars’ waarop hij zich 
baseert, gebruikt hij net steeds die voorbeel-
den die bij Champfleury geïllustreerd zijn! 
Naast beeldmateriaal levert Champfleury 
ook het perspectief  van waaruit Ensor naar 
de wereld van het groteske kijkt. Het werk 
van Champfleury is het kanaal waarlangs 
Ensor het groteske, satirische en macabere 
universum – inbegrepen de Engelse karika-
turisten – heeft ontdekt en verkend. Zowat 
alle ‘hoge’ artistieke referenties die Ensor 
later opgeeft, duiken op bij Champfleury, 
incluis de eerder gratuite verwijzingen naar 
schilders die Ensor wel noemt, maar waar-
mee zijn werk nauwelijks specifieke raak-
punten heeft (Salvator Rosa, Joachim 
Patinir, Benvenuto Cellini…). Het betoog 
van Champfleury biedt verder een interes-
sant kader voor de interpretatie van enkele 
van Ensors belangrijke groteske motieven, 
en voor een goed begrip van zijn rebelse en 
satirische kijk op kunst en kunstenaar-
schap. Vanzelfsprekend heeft Ensor ook 
andere auteurs bekeken en ander materiaal 
gebruikt. Champfleury vormt echter 
onweerlegbaar de basis van zijn grotesk 
universum. Hoe of  waarom dit tot nu onop-
gemerkt is gebleven, is een onderzoeksvraag 
op zichzelf, die ik aan het einde van deze 
tekst kort zal behandelen.

De ‘herscheppingen’

De vraag wat Ensor met zijn bronmateriaal 
doet, hoe hij het bewerkt en transformeert, is 
vanzelfsprekend cruciaal voor een goed 
begrip en een correcte kritische inschatting 
van het (groteske) oeuvre. Binnen mijn 
betoog dient echter, meer elementair, eerst 
aangetoond dat hij materiaal gebruikt en 
verwerkt, en nagegaan om welk soort mate-
riaal het gaat. 

Les masques scandalisées, of: Geschandaliseerde 
maskers (1883). Ensors eerste maskerschil-
derij blijft een aparte, intrigerende kwestie. 
Marcel De Maeyer meent dat dit werk aan 
het ‘groteske universum’ voorafgaat, omdat 
het nog om een soort toneelscène gaat, en 
de maskers vermommingen van ‘echte’ per-
sonen en nog geen maskergezichten zijn. 
Het is echter duidelijk dat hier een geheel 

James Ensor, Les chanteurs grotesques, of  De groteske zangers, 1891; Jules Champfleury, HCA 321; 
James Ensor, Vieille femme avec masques, of  Oude vrouw met maskers, 1889
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nieuw motief  in het oeuvre van Ensor wordt 
geïntroduceerd. De vrouwenfiguur vertoont 
een treffende gelijkenis met een van de 
antieke toneelmaskers uit Champfleury’s 
Histoire de la caricature antique (HCA 15), 
maar dit is mogelijk onvoldoende om tot een 
ontlening te besluiten. Want het is welis-
waar waarschijnlijk, maar niet geheel zeker 
dat Ensor reeds voor 1884 kennis had van 
het onderzoek van Champfleury (zie infra).
	 Les marchands chassées du Temple, of 

Christus jaagt de geldwisselaars uit de tempel 
(1886). De scatologische figuur op de zuil 
rechts is ontleend aan de afbeelding van een 
kleinsculptuur op een gotisch kapiteel afge-
beeld bij Champfleury (HCMA 225). Links 
onderaan de zuil herhaalt Ensor tweemaal 
een figuurtje uit hetzelfde boek. Het is op 
zijn kop gezet, heeft een broek gekregen en 
keert met de benen in de lucht zijn achterste 
naar de wereld (HCMA 220). Ensor zal het 
meermaals hernemen.

	 Cortège infernal, of  Hellevaart (1886). Het 
vertrekpunt van de compositie is een ano-
nieme spotprent over Russische soldaten die, 
na hun overwinning in Waterloo, in Parijs 
rondhangen en vrouwen achternazitten 
(HCRE 343). Ensor verlengt de jurk van de 
dame tot een landschap, snijdt dan de dames 
weg, en laat de officier te paard de leiding 
nemen van een stoet van groteske of  ‘dui-
velse’ figuurtjes op weg naar een onbekende 
bestemming buiten beeld. In die stoet lopen 

naast de eerste ruiter uit Champfleury’s 
boek nog de volgende personages mee: een 
vrouwelijke sater op een bok uit een middel-
eeuws kapiteel (HCMA 53); een meisjesfi-
guur naar Da Vinci (HCRL 109); een dwerg 
of  gobbo met geldbuidel van Jacques Callot 
(HCRL 211); een kereltje dat een kanon 
voortduwt, wellicht naar een schildering op 
een faïencebord uit de tijd van de Franse 
Revolutie (HFP ill. nr. 32).
	 Le Cauchemar (later: Apparition devançant 
le futurisme), of Verschijning die het futurisme 
straft (1886); Le Rêve (later: Le Rêve futuris-
te), of Futuristische droom (1886): de zwe-
vende bestraffende figuur in de goudwolk 
met een scharnierende arm en gesperde 
vingers is ontleend aan de illustratie van 
een antieke marionetpop (HCA 220). In de 
‘futuristische droom’ komt een robotachti-
ge variant hiervan terug.
	 Le Christ veillé par les anges, of Engelen met 
dode Christus (1886). Deze bijzondere teke-
ning gaat voor de figuren en de tekenstijl 
terug op een van de weinige paginavullende 
afbeeldingen bij Champfleury: de voorstel-
ling van een middeleeuws bas-reliëf  met 
een ‘weging der zielen’ (HCMA 95) op een 
timpaan van de kathedraal van Autun. 
Ensor hergebruikt de figuur van de engel en 
– zeer opmerkenswaard – transformeert de 
figuur van de (staande) duivel tot de (lig-
gende) dode Christus.
	 La Temptation de Saint-Antoine, of De 
Verzoeking van Sint-Antonius (1887). De 
tekening telt meerdere figuren die ontleend 
zijn aan Champfleury. Zo herschikt en com-
bineert Ensor in de linkerbenedenhoek een 
karikatuur van Socrates en van een magi-
sche staf, afgebeeld op dezelfde spread, met 
een figuur naar Callot, alle drie uit HCA 
(224, 225, 185). Centraal in beeld, rechts 
van Sint-Antonius: een hoornblazer uit een 
manuscript van Catherina de’ Medici (HCRL 
34) verenigd met een man die een reuzenvis 
berijdt (HCA 227). Het grote groene mon-
ster daaronder ‘herschept’ de figuur van 
Maccus (HCA 222).
	 Tante endormie rêvant de monstres, of Mijn 
slapende tante die van monsters droomt (ca. 
1888): de tronies van de ‘monsters’ zijn 
(deels) ontleend aan de toneelmaskers uit 
HCA en monsters uit HCMA. Rechts van de 
Tante vinden we het personage van Maccus 
dat Ensor ook gebruikt in La Temptation de 
Saint-Antoine (HCA 222).
	 Les Sorciers dans le bourrasque, of  Tovenaars 
in de stormwind (1888, ets). Het personage 
dat de winden laat waaien is geïnspireerd op 
afbeeldingen van karikaturen van 
Makimono (MSC 211, 219).
	 Diables rossant anges et archanges, of  
Duivels rossen engelen en aartsengelen af 
(1888, ets). Verschillende van de door 
elkaar krioelende figuurtjes op deze teke-
ning zijn ontleend aan uiteenlopende bron-
nen (onder meer ook aan de Temptation de 
Saint-Antoine van Callot, waar Champfleury 
naar verwijst, maar dat bij hem niet afge-
beeld wordt), waaronder verschillende boe-
ken van Champfleury: illustraties van antie-
ke ‘gryllen’ (een strijdwagentje boven links, 
HCA 86-87), afbeeldingen uit HCMA (het 

James Ensor, Le Christ veillé par les anges, of  Engelen met dode Christus, 1886, tekening 
Jules Champfleury, HCMA 95

James Ensor, Ensor et Leman discutant peinture, of  Ensor en generaal Leman redetwisten over de schilderkunst, 1890
 Jules Champfleury, HCMA 310 (Holbein)

James Ensor, Cortège infernal, of  Hellevaart, 1886, ets 
Jules Champfleury, HCMA 53, HCRL 109 (Da Vinci), HCRL 211 (Callot), HFP ill. nr. 32, HCRE 343 (klokgewijs beginnend rechts onderaan)
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centrale duo van De bisschop en de dood van 
Holbein, HCMA 110) en een vogelmonster 
uit een verlucht handschrift, dat Ensor later 
hergebruikt (HCMA 172).
	 Clowns blancs et rouges évoluant, of Rode en 
witte clowns (1890). Meerdere figuurtjes, 
maar ook de tekenstijl en de compositie zijn 
ontleningen aan of  verwerkingen van illus-
traties uit HCA van friezen uit Pompeï en 
decoraties van Griekse vazen met voorstel-
lingen van pygmeeëngevechten (HCA 163, 
165, 169, 173, 177, 181). Een voorbeeld: 
de helmen en de buitelende figuur links 
onderaan (HCA 163). De figuur van de 
‘pygmee’ komt in late schilderijen van Ensor 

terug. Het aapje-handvat komt eveneens uit 
dat boek (HCA 326). De ‘spreidstand’ van 
Keizerin Catherina en de bisschop met nar-
renstok komen uit andere delen van de 
Encyclopédie (respectievelijk HCRE 168, 
HCMA 249). 
	 Ensor et Leman discutant peinture, of  Ensor 
en generaal Leman redetwisten over de schilder-
kunst (1890). Ensor gebruikt in deze teke-
ning, die in verschillende versies bestaat, 
een prent van Holbein uit de Lof  der Zotheid 
(HCMA 310). Het gaat om de voorstelling 
van een koekoek op een tak tegenover een 
bedrogen lelijke echtgenoot die de Zotheid 
raadpleegt over zijn aantrekkelijke uiterlijk. 
Ensor gebruikt dit beeld als ondertekening 
voor een confrontatie van zichzelf  met 
Leman, terwijl zijn ‘echtgenote’ toekijkt.
	 Les chanteurs grotesques, of  De Groteske 
zangers (1891). Ensor baseert zich hier op 
een afbeelding van een antieke olielamp 
(HCA 321) en gebruikt het gezicht voor de 
ene, en het hoedje voor de andere ‘zanger’. 
Dezelfde lamp dient voor het grote, zeer 
aanwezige masker rechts naast het gezicht 
van de oude vrouw in Oude vrouw met mas-
kers (1889).
	 L‘intrigue, of  De intrige (1890). In de ver-
schillende versies van zijn bekendste mas-
kerwerk brengt Ensor telkens koppen van 
zeer verscheiden oorsprong samen, waar-
van een groot deel uit Champfleury. Het 
centrale personage met buishoed, dat 
allicht de dood voorstelt, is ontleend aan 
Traviès (HCM 229), de twee koppen achter-
aan rechts zijn antieke toneelmaskers (HCA 
116), net als de koppen links achteraan en 
tegen de rand (HCA 260, 212). De kop met 
de zwarte kuif  links, die reeds te zien was op 
Geraamtes vechtend om een gehangene (rechts 
bovenaan), en regelmatig opduikt in mas-
kerschilderijen, is een geval apart: het gaat 
om Daumiers getekende portret van een 
rechter, M. Persil, die begin 19e eeuw hard 
optrad tegen de persvrijheid en de democra-
ten (HCM 43). In een versie van dit schilde-
rij uit 1898 duikt zeer duidelijk het antieke 
toneelmasker terug op dat Ensor waar-
schijnlijk gebruikt heeft in Les masques scan-
dalisées (1883) (HCA 15).
	 Les bons Juges, of  De goede rechters (1891). 
Voor de algemene compositie gebruikte 
Ensor meer dan waarschijnlijk het 
groepsportret Schutters van Rot F uit 1557, 
toegeschreven aan Cornelis Jacobs Delft 
(thans in de Hermitage, Amsterdam), maar 
mogelijk baseerde hij zich voor de achterste 
rij ook op een karikatuur van de jezuïeten 
uit HCRL, waarbij Ensor één ‘advocaat’ een 
schedel in de hand geeft (HCRL 274). Rechts 
voert hij een advocaat op in de pose van een 
schets van Daumier (HCM 23).
	 Le Christ aux Enfers, of  Christus in de Hel 
(1891). De stralenkrans en positie van 
Christus hernemen de figuur van Boeddha 
en zijn aura, ‘les rayons de Boudha’, uit 
MSC (MSC 229). 
	 Squelettes se disputant un pendu, of  
Geraamten vechtend om een gehangene (1891). 
De compositie van dit cruciale schilderij van 

Ensor is gebaseerd op een tekening van 
Daumier van een straattoneelscène met een 
voorstelling van de ‘Grande Ménagerie 
Parisienne’, met een ‘panter’ (een ‘coquet-
te’), een ‘lion’ (een dandy) en een ‘mouche’ 
(parasiet) in het midden (HCM 181). Ensor 
mengt de prent met een anonieme gravure 
over ‘de strijd tussen man en vrouw’ (HCRL 
XLIX). Dezelfde prent van Daumier inspi-
reert ook de centrale groep van het schilde-
rij Echauffourée de masques (1901).
	 Les Masques singuliers, of De vreemde mas-
kers (1892). De compositie van dit belang-
rijke maskerschilderij is gebaseerd op de 
bladvullende illustratie van een bas-reliëf  in 
het timpaan van een middeleeuwse kerk 
met de voorstelling van een koning, een 
burger en een bisschop die door drie duivels 
en een duivelin worden vastgebonden en 
meegesleurd in de hel (HCMA 189). De 
compositie neemt de linkerhelft van het 
beeld, met de figuren van de duivel, de 
koning en de burger, geheel over. Ensor ver-
vangt de tas met geld, symbool van de gie-
righeid, door een fles, en laat de twee mid-
delste figuren wijzen naar een poppetje op 
de plaats van de (verdwenen) duivelin. Eén 
duivel is gekleed als Napoleon – de karakte-
ristieke hoed is allicht overgenomen van de 
illustratie van een prent van Gillray (HCRE 
201).
	 Les mauvais Médicins, of  De slechte dokters 
(1892). De basis van de compositie is een 
prent van Carle Vernet, Ouf! Qu’il fait chaud 
(HCM 277). Ensor neemt de schikking over 
van de kamer met de wandklok en de zit-
bank met de slapende man, maar draait de 
bank een kwartslag. De slaperige zittende 
man rechts wordt bij Ensor de ‘patiënt’, en 
de jongeling die links binnengluurt de Dood. 
Het grijnzende, voorovergebogen personage 
links is ontleend aan karikaturen van 
Makimono (MSC 219, 216). Voor de gesti-
culerende figuren van de centrale groep 
gebruikt Ensor de spotprent Signalement des 
chouans et autres contra-révolutionaires 
(HCRE 155). De man die achter de bank 
naast de ‘patiënt’ zijn armen in de lucht 
gooit (en in de ets naar de tekening wegvalt) 
is dan weer ontleend aan een tekening van 
Daumier (HCM 131).
	 Masques regardant une tortue, of Maskers 
kijken naar een schildpad (1894). Ensor leent 
voor dit werk een pagina met een rij karika-
tuurkoppen van Daumier, en vervangt het 
onderschrift door het bizarre ‘onderwerp’ 
van de schildpad (HCM 35).
	 Les cuisiniers dangereux, of De Gevaarlijke 
Koks (1896). Voor deze tekening, die uit-
beeldt wat de critici/curatoren Maus en 
Picard de kunstenaars van Les XX aandoen, 
put Ensor uit meerdere bronnen. Xavier 
Tricot verwijst terecht naar verwant werk 
van Rowlandson en Gillray41, maar net niet 
naar de prent van Gillray die Ensor effectief  
gebruikt heeft en die bij Champfleury geïl-
lustreerd wordt: Petit souper à la parisienne 
(HCRE 235). De prent stelt sansculotten 
voor op een festijn na een dag van stelen en 
moorden. Ze vormt de basis voor de globale 

organisatie van het tafereel, en de keuze en 
plaatsing van meerdere beeldelementen, 
onder meer van het detail van het hoofd op 
de schotel gecombineerd met de man die een 
arm opslokt. De scène links, met kok Edmond 
Picard, hergebruikt de illustratie van een 
koorbanksculptuur waarin een vrouw een 
duivel een oor afsnijdt (HCMA 104).
	 La mort et les masques, of  De Maskers en de 
dood (1897). Ensor gebruikt hier voor de 
figuur van de dood het komische personage 

James Ensor, Les mauvais Médicins, of  De slechte dokters, 1892, tekening
Jules Champfleury, HCM 277 (Vernet), MSC 219, 216 (Makimono), HCRE 155, HCM 131 (Daumier)

James Ensor, Squelettes se disputant un pendu, of  
Geraamten vechtend om een gehangene, 1891

Jules Champfleury, HCM 181 (Daumier), HCRL XLIX

James Ensor, Les Masques singuliers, of  De vreemde 
maskers, 1892

Jules Champfleury, HCMA 189, HCRL 201 (Gillray)
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Pappus (HCA 223) en voor de kop in de 
rechterbenedenhoek opnieuw HCA 14 en/
of  misschien een figuur van een duivel 
(HCMA 95). De figuur van de achteroverge-
bogen zingende dame, die herhaaldelijk 
opduikt in Ensors werk, is wellicht geïnspi-
reerd op een zangeres uit een Engelse poli-
tieke spotprent (HCRE 266).
	 L’amateur d‘art (portrait de Paul Buéso), of  
Portret van de antiquair (Paul Buéso) (1902). 
Tricot identificeert in een artikel over dit 
werk wel de schilderijen in de achtergrond, 
maar niet de ‘statuette représentant un 
faune’ die Buéso in de hand heeft.42 Het 
gaat om een karikatuur, wellicht van keizer 
Caracalla, zoals geïllustreerd in HCA (110).
	 Louis XIV au billard, of  Lodewijk XIV aan 
het biljart (1902-03). De figuur van Voltaire 
rechts is afkomstig van enkele voorbeelden 
uit een reeks Différents airs en 30 têtes de M. 
de Voltaire calquées sur les dessins de M. 
Hubert uit 1776 (HCRL 281). De rij zwarte 
mannen met punthoeden is overgenomen 
van een prent met een ‘Famille des éteig-
noirs’, leden van de royalistische en conser-
vatieve ‘Ordre des chevaliers de l’Éteignoir’ 
(HCRE 333).
	 Squelettes jouant au billard, of  Geraamten 
aan het biljartspel (1904). De basisidee en 
compositie van het beeld zijn gebaseerd op 
een spotprent waarin Napoleon soldaatjes 
en een kroon inzet in een gokspelletje met 
het Lot, maar het Skelet (de Dood) de winst 
naar zich toeschuift (HCR 209). Ensor com-
bineert het met voorbeelden van Japanse 
dodendansen uit Le Musée Secret (MSC 162, 
163). (Lydia Schoonbaert heeft gewezen op 
de publicatie van gelijkaardige prenten van 
Kiosa in The Studio in 1899, die Ensor moge-
lijk gezien heeft.43)
	 Les sept péchées: la gourmandize, of  De 
hoofdzonden: de gulzigheid (1904, ets). De 
figuur rechts is gebaseerd op een tekening 
van Traviès (HCM 221).
	 Les joueurs de cymbales, of  De Cymbaal
spelers (1912). De look en ‘outfit’ van een 
aantal van de muzikanten die Ensor hier en 
elders tekent voor zijn pantomime-ballet 
Flirt des Marionettes: La Gamme d’Amour is 
gebaseerd op het kostuum van de ‘derde 
stand’ in een uitbeelding van de vaderland-
se eenheid (HCRE 49). 

Het staat vast dat Ensor het werk van 
Champfleury goed kende, en bij het maken 
van zijn ‘grotesk’ oeuvre intensief  gebruikt 
heeft. Ongetwijfeld zijn sommige ontlenin-
gen betwistbaar, maar ongetwijfeld zijn er 
ook nog meer onbetwistbare ontleningen te 
vinden. De directe beeldontleningen leveren 
harde evidentie, maar zijn op zichzelf  geno-
men tegelijk weinigzeggend. Ze tonen 
immers enkel dat Ensor een specifieke beeld-
traditie verwerkt en daarop varieert, en dat 
is wat zowat alle kunstenaars doen. We 
mogen echter wel veronderstellen dat Ensor 
ook gelezen heeft in de boeken waarvan hij 
de illustraties zo intensief  heeft gebruikt. En 
dat hij allicht dus ook namen van auteurs, 
motieven en ideeën uit Champfleury’s 
betoog heeft opgepikt.

De kathedraal, de schedel

Champfleury bespreekt ook veel visueel en 
literair materiaal dat niet geïllustreerd 
wordt. Die beschrijvingen en verwijzingen 
kunnen Ensor geïnspireerd hebben, of  naar 
andere beeldbronnen hebben geleid. Er zijn 
in elk geval intrigerende raakpunten tussen 
passages in het betoog van Champfleury en 
het oeuvre van Ensor. Soms zijn die inciden-
teel. Zo is bijvoorbeeld bekend dat Ensor, te 
midden van de massa van (de tweede versie 
van) de Intrede van Christus in Brussel 
(1889), een realistisch en gelijkend portret 
van de lexicograaf  Emile Littré getekend 
heeft. Littré blijkt tweemaal op te duiken in 
Champfleury’s Histoire de la caricature anti-
que, telkens als de auteur die de essentie van 
het ‘groteske’ heeft gevat.44

	 Sommige passages leiden echter recht-
streeks naar belangrijke motieven in het 
oeuvre. Zo wijdt Champfleury in HCMA een 
apart hoofdstuk aan het belang van de 
kathedraal en het verband tussen de kathe-
draal, de (volks)massa, en de zin voor het 
groteske dat als ‘versiering’ het kerkgebouw 
overwoekert en binnendringt. (Elders in het 
boek wijst Champfleury ook op het belang 
van de techniek van de reproductie en de 
etstechniek voor het bereiken van het 
‘volk’.) De kathedraal, schrijft Champfleury, 
rijst op uit ‘la pensée sociale’, maar is vooral 
opmerkelijk door zijn ‘déroutante ornamen-
tation’.45 Niet zozeer de kathedraal zelf, of  
sociale en politieke idealen als dusdanig, 
maar het ‘groteske’ vertegenwoordigt de 
‘massa’: ‘Elle (la caricature) représente la 
foule. Et comme la caricature n’est significa-
tive qu’aux époques de révolte et 
d’insurrection, s’imagine-t-on dans ces 

moments une foule tranquille, raisonnable, 
juste, équitable, modérée, douce et froide?’46 
Passages als deze werpen toch wel een bij-
zonder licht op Ensors plotse keuze voor de 
ets in 1886, op zijn vele voorstellingen van 
de (groteske) massa, en in het bijzonder op 
enkele cruciale werken in zijn oeuvre, waar-
onder de ets La Cathédrale (1886) die de visie 
van Champfleury perfect samenvat.
	 Een tweede voorbeeld van een wel heel 
verhelderende passage is het slot van het 
hoofdstuk over de dodendans in HCMA, 
waarin Champfleury zeer levendig een 
zeventiende-eeuwse donderpreek van père 
Honoré de Saint-Marie beschrijft. De kapu-
cijner monnik had de gewoonte om zijn pre-
ken over de menselijke nietigheid te veraan-
schouwelijken door plots een schedel 
tevoorschijn te halen – ‘Parle, parle, ne 
serais-tu pas la tête d’un magistrat!’ – de 
schedel een baret op te zetten en van cor-
ruptie te beschuldigen, om hem dan weg te 
kieperen en hetzelfde spel over te doen met 
de schedel van een jongedame: ‘Tu ne 
réponds pas!’ Wie zwijgt bekent! En vervol-
gens haalde le père Honoré de hoofdtooi 
tevoorschijn en begon hij de schedel van de 
dame aan te kleden en haar toe te spreken, 
om haar nadien met kletterend geweld bij 
de rechter te gooien. Zo passeerden alle 
maatschappelijke standen de revue, met 
voor ‘chaque tête de mort une coiffure dif-
férente’. En Champfleury besluit: ‘C’est le 
ton du capucin qu’il faudrait rendre, sa 
mimique, l’apparition fantastique de tous ces 
vieux crânes ornés de plumets, de couronnes, de 
bijoux, de dentelles.’47 Schedels die afwisse-
lend opgesmukt worden met advocatenba-
retten, met allerlei hoofdtooi, pluimen, kro-
nen, juwelen, kant… Men kan niet anders 
dan hier het volledige recept te lezen voor de 
reeks van opgedirkte schedels en verklede 
skeletten die Ensor geschilderd heeft: 
Masques devant la mort (1888), Le Grand Juge 
(1898), Le Juge Rouge (1900), de reeks 
Pierrot et squelettes (1905-1907) en 
Squelettes musiciens (1907-1908), Crânes 
fleuris (1909)…

Christus en de pisseur

Een aantal hoofdstukken en passages van 
Champfleury hebben niet enkel rechtstreeks 
figuren of  beeldmotieven geïnspireerd, 
maar bieden ook een eigen, soms onver-
wacht perspectief  op grote thema’s van het 
oeuvre. Ik bespreek eerst kort de problema-
tiek van de (identificatie met de) Christus
figuur.
	 De jonge Ensor was weinig religieus. Hij 
verkeerde tijdens en na zijn opleiding in 
Brussel vooral in een progressief, zelfs mili-
tant vrijzinnig Brussels milieu van kunste-
naars en wetenschappers, en vond daar 
steun en zijn eerste verzamelaars. De intro-
ductie in 1885 van de Christusfiguur in zijn 
oeuvre, tegelijk met het thema van de 
massa, is daarom merkwaardig. Er is gesug-
gereerd dat Ensor, al dan niet via zijn 
Brusselse kennissenkring, anarchistisch-
humanistische interpretaties van Christus 
als die van Ernest Renan zou hebben leren 
kennen. In de eerste Christustekeningen, zo 

suggereren althans de titels die hij eraan 
geeft, wordt de al dan niet religieuze inhoud 
van de voorstellingen gedomineerd door 
een soort lichtmystiek.48 Opvallend is ech-
ter dat Ensor het thema haast onmiddellijk 
combineert met groteske en satirische ele-
menten, en dat hij kiest voor taferelen waar-
in Christus vervolgd of  bespot wordt. Dit 
zou dan weer wijzen op een identificatie van 
Ensor met de Christusfiguur. ‘We kunnen 
ons terecht afvragen of  Ensor, via zijn 
belangstelling voor het irreële licht van 
Turner en Rembrandt, tot het behandelen 
van de Christusfiguur kwam. Deze Christus 
bleek achteraf  gezien, duidelijk meer dan 
een pretext om het licht uit te beelden. 
Vanuit zijn gevoel van eigen miskenning 
naar de identificatie met het lijden van 
Christus, was die stap klein. Deze identifica-
tie blijft onverholen duren tot de creatieve 
tijd voorbij is.’49 Lydia Schoonbaert vertolkt 
hier de wijdverspreide opvatting dat Ensor 
van alle kanten tegenstand ondervond, zich 
miskend, bespot en ‘gemarteld’ voelde, en 
dat dit de motivatie leverde voor zijn satire 
en maatschappelijke kritiek enerzijds, en 
voor zijn levenslange identificatie met de 
Christusfiguur als personificatie van het 
(onschuldig) lijden anderzijds. Dit scenario 
is echter ongeloofwaardig. Ensor maakt zijn 
eerste Christustekeningen immers in 1885, 
en is op dat moment misschien wat contro-
versieel, maar wordt mede daardoor reeds 
als zeer jonge kunstenaar erkend, is promi-
nent lid van de groep Les XX en is goed geïn-
troduceerd in het Brusselse kunstmilieu. Hij 
staat vanzelfsprekend nog maar aan het 
begin van zijn carrière, en niet iedereen is 
even overtuigd, maar het is toch nog wat 
vroeg om veel te klagen of  van een ‘tragisch 
kunstenaarschap’ te gewagen. Wanneer er 
in 1888 inderdaad expliciet negatieve kri-
tiek komt op zijn inzending van Fantasies & 
Grotesques voor de tentoonstelling van Les 
XX, houdt die kritiek reeds een reactie in op 
zijn ‘groteske’ christologie en zijn eerste 
groteske tekeningen. Die afwijzing ligt dus 
niet aan de oorsprong ervan. Hetzelfde geldt 
voor het incident met Octave Maus, die in 
1891 De goede rechters liever niet in de ten-
toonstelling van Les XX wilde zien. Wat 
Champfleury schrijft laat echter toe Ensors 
Christustekeningen op een geheel andere 
manier te lezen. Voor Champfleury – die 
Renan zeker gelezen heeft! – is Christus 
immers niet het prototype van de Lijdende 
Mens, maar van de Geniale en daarom nood-
zakelijkerwijze onbegrepen en bespotte 
Kunstenaar! 
	 In de tweede, uitgebreide editie van 
Histoire de la caricature antique voegt 
Champfleury een hoofdstuk toe over graffiti 
in de oudheid – waarschijnlijk had hij het 
onderwerp opgemerkt bij Wright – en 
schrijft: ‘Tout homme est jugé grand qui 
traine après lui des légions de négateurs, de 
gens hostiles, d’esprits bas qui se remuent, 
s’attroupent et font repoussoir à son 
genie.’50 Zo was het ook met Christus: 
‘Quoique crucifié, Jésus fut caricaturé’, zij 
het dat ‘la caricature ne put empêcher 
qu’au-dessus de sa touchante figure apparût 
ce nimbe mystique dont le rayonnement 
devait éclairer l’humanité.’51 In het volgen-
de hoofdstuk over de karikaturen van 
Christus en de eerste christenen brengt 
Champfleury het belangrijkste voorbeeld 
ter sprake, de (nu overbekende) Alexamenos 
graffito, een laatantieke muurtekening ont-
dekt in 1857 op de Palatijn met de voorstel-
ling van Alexamenos die zijn god – Christus 
met een ezelskop – aanbidt.52 Champfleury 
duidt de voorstelling als teken van de groot-
heid van Christus: ‘La caricature est quel-
quefois le noir du blanc, la nuit du jour, 
l’envers de l’endroit, le non du oui.’53 ‘Et 
voilà pourquoi je recherche curieusement 
les traces de cette caricature, dure, injuste, 
cruelle, qui forme un côté du piédestal du 
genie. […] Tout supplice injuste se change 
en triomphe dans l’avenir.’54 Samengevat: 
de miskenning fundeert en ‘draagt’ de geni-
aliteit en toekomstige roem. De tegenwer-
king en de spot zijn het bewijs van het gelijk 
en kondigen de roem aan. Het is niet zo dat 
Ensor daadwerkelijk afgewezen en vervolgd 
en bespot werd, en zich daarop herkende in 
het lijden van Christus. Maar zichzelf  over-
tuigen van die identificatie was misschien 
de manier – en anderen overtuigen was dat 
zeker – om ook zijn deel van de miskenning 
te claimen die volgens Champfleury nood-
zakelijk is voor het gelukte kunstenaar-
schap waar hij naar streefde. Deze omke-
ring van de gangbare lectuur van de James Ensor, Crânes fleuries, of  Versierde schedels, 1909

James Ensor, Les cuisiniers dangereux, of  De Gevaarlijke Koks, 1896, tekening 
Jules Champfleury, HCRE 235 (Gillray), HCMA 104
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Christusidentificatie laat ook een sluitender 
interpretatie toe van een bekende ets van 
Ensor uit 1887, Le Pisseur.55 Er is herhaal-
delijk gewezen op de parallellen van de plas-
sende figuur met een schets van Grandville, 
een ets van Callot, en een tekening van 
Amedée Lynen. Cruciaal voor de voorstel-
ling is echter niet de herkomst van de plas-
ser zelf, maar waar hij aan toegevoegd 
wordt. Ensor vertrekt van de Romeinse 
muurtekening zoals geïllustreerd bij 
Champfleury (HCA 282), behoudt de com-
positie, maar laat de pisseur tegen de origi-
nele Christusfiguur plassen en dekt de ezel-
god zo af, terwijl hij de kinderlijke graffiti en 
de schimpscheut op de muur overneemt én 
actualiseert: ‘Ensor est un fou’, dat wil zeg-
gen: ‘Ensor/Christus is een ‘ezel’’.

Protestons, protestons, et sans cesse 
reprotestons56

Hoe ‘politiek’ is Ensor? Het thema van de 
betogingen en de massaoptochten met hun 
plakkaten en leuzen, en vooral enkele wer-
ken met een schijnbaar expliciet politieke 
inhoud (zoals de Alimentation doctrinaire 
(1889) waarin Ensor de vertegenwoordi-
gers van de macht ‘te kakken zet’), de min 
of  meer milde antiburgerlijke tekeningen 
zoals de strandscènes of  Peste dessus, peste 
dessous, peste partout (1888), en Ensors late 
scheldtirades tegen de vivisecteurs en de 
scheve architecten die de kust en Oostende 
kapot maken, laten inderdaad uitschijnen 
dat hij een politiek en sociaal geëngageerd 
kunstenaar was. Men gaat er althans van 
uit dat hij die thema’s bespeelt vanuit een 
maatschappelijke betrokkenheid en sociaal 
engagement. Ook hier werpt de lectuur van 
Champfleury echter een ander licht op de 
zaak. Het is natuurlijk waar dat Ensor 
Leopold II op grove wijze ridiculiseert, maar 
vanwaar die toch veel opvallender aanwe-
zigheid in zijn oeuvre van bijvoorbeeld 
Napoleon? Of  van Lodewijk XIV en Voltaire 
bij het biljarten? De ‘politieke’ thema’s van 
Ensor zijn tweedehands: hij brengt ze niet 
zelf  de kunst binnen, maar importeert ze 
mee met het materiaal dat hij bij 

Champfleury vindt. De ‘politieke’ thema’s 
van de (Franse) revolutie, de figuur van 
Napoleon en de restauratie, de kwestie van 
de verhouding van de (kritische) kunst tot 
de macht en de bourgeoisie als klasse, 
waren zeker urgent en relevant voor de 
generatie van Champfleury, voor Daumier 
en de Britse karikaturisten, of  voor 
Baudelaire, en dit minstens nog tot aan de 
Commune van 1870. De algemene interes-
se van Champfleury voor de volkse verbeel-
ding is als dusdanig ongetwijfeld funda-
menteel politiek en niet (enkel) artistiek: hij 
beschouwt Daumier als de moderne kunste-
naar bij uitstek, net omdat hij de ‘Schone 
Kunsten’ ruilt voor de karikatuur, en zijn 
engagement omzet in een artistieke positie 
en praktijk. Ensor daarentegen brengt de 
karikatuur in zijn oeuvre binnen om de 
Schone Kunsten te vernieuwen, en hij beoe-
fent de satire om een ‘peintre d’exception’ te 
worden en te slagen in het kunstenaar-
schap. Hij vertrekt helemaal niet van soci-
aal-politieke keuzes of  een moreel-politieke 
verontwaardiging waarvoor hij dan een 
artistieke uitdrukking zoekt. Hij protesteert 
zonder dat hij echt iets heeft om tegen te 
protesteren, en beoefent de satire omdat 
zoiets nu eenmaal bij het moderne kunstenaar-
schap hoort. De spotprenten over de revoluti-
onaire periode, over Napoleon en over de 
burgerlijke samenleving in het Frankrijk 
van de 19e eeuw, die voor Champfleury nog 
sterk politiek geladen zijn, zijn dat veel min-
der wanneer ze hergebruikt worden in 
1885 door een Belgisch kunstenaar uit 
Oostende. Ook in Ensors leven zijn er weinig 
sporen van radicaal politiek engagement 
terug te vinden. Ensor heeft wel herhaalde-
lijk publiek geprotesteerd tegen de vivisec-
tie, en de verloedering van Oostende en de 
kust, maar alles bijeen genomen heeft hij 
een comfortabel (klein)burgerlijk leven 
geleid. Toen hij geadeld werd, heeft hij 
bovendien alle exemplaren die hij nog kon 
vinden van zijn meest agressieve politieke 
spotprent – de Alimentation doctrinaire – ver-
nietigd. Alles welbeschouwd is de tekening 
over Le massacre des pêcheurs ostendais 
(1887) zijn enige echt politieke tekening. De 
protesterende, recalcitrante en kritische 
Ensor is een zelfbeeld dat Ensor vanaf  het 
midden van de jaren 1890, maar vooral in 
tafelredes uit de tweede helft van zijn leven 
van zichzelf  verspreid heeft.

De eclectische tekentechniek

Ensor debuteert als schilder. In Réflexions sur 
l’art, een zeer korte programmatische tekst 
uit 1882, spreekt hij zich sterk uit tegen de 
lijn en voor het ‘licht’.57 De Christus
tekeningen en etsen van medio jaren 1880 
en de late tekeningen zijn inderdaad veelal 
picturaal en niet grafisch. Maar vooral in 
het ‘groteske’ oeuvre, met veel tekeningen 
en etsen, blijkt hij een zeer heterogene en 
eclectische tekentechniek te gebruiken, die 
gaat van contourloos tot zeer lineair, van 
schetsmatig of  met een aquarelachtige flou 
tot een bijna cartoonachtige ‘klare lijn’ en 
nauwkeurigheid. De verschillen tussen 
Christus jaagt de geldwisselaars uit de Tempel, 
De Hellevaart, de twee Futurisme-tekeningen, 
en Christus en de Engelen bijvoorbeeld, alle 
uit hetzelfde jaar 1886, zijn zo groot dat 
men niet zou geloven dat ze van dezelfde 
hand zijn. De wetenschap dat Ensor zijn gro-
tesk universum gebaseerd heeft op die kleine 
zwart-witillustraties uit Champfleury’s 
Encyclopédie kan dit idiosyncratische, artis-
tiek belangrijke aspect van Ensors kunst 
echter verhelderen. Die verkleinde en ver-
eenvoudigde prentjes van groteske en kari-
katurale sculpturen of  voorstellingen, die 
zelf  reeds zoeken naar vereenvoudiging en 
overdrijving, vormen immers geen homo-
gene reeks: ze zijn door Champfleury bijeen-
gezocht uit vele bronnen, en gemaakt door 
veel verschillende tekenaars. De tekenstijl 
waarin archeologen groteske olielampen, 
mediëvisten koorbankbeeldjes, of  volks-
kundigen Turkse marionetten tekenen, of  
waarop illustratoren prenten van middel-
eeuwse dodendansen of  van Britse karika-
turisten verkleind natekenen, loopt immers 
fel uiteen. Dit geldt ook voor de beeldruimte 
en de beeldopbouw van die illustraties. 
Vanzelfsprekend eigent Ensor zich het mate-
riaal dat hij verwerkt ook picturaal en gra-
fisch toe. Dit maakt de heterogeniteit van 
het oorspronkelijke materiaal echter niet 
ongedaan. Ensor kon die ongelijksoortig-
heid onmogelijk zelf  hebben verzonnen. Het 

artistiek interessante, bevreemdende effect 
ervan blijkt niet enkel uit de technische en 
stilistische verschillen tussen de tekenin-
gen, maar komt nog sterker naar voor wan-
neer verschillende stijlen en technieken in 
één beeld tegen elkaar botsen. Sommige 
van de grote composities, zoals de Temptation 
de Saint-Antoine, vertonen een ‘gearran-
geerde verwarring’ waarbij niet enkel tro-
nies, schedels, maskers en gezichten, of  
mensachtigen, monsters, uniformen, 
clowns, poppen en dieren door elkaar krioe-
len, maar ook de zeer verschillende manie-
ren waarop ze getekend worden met elkaar 
botsen – wat het globale betekeniseffect van 
het beeld aanmerkelijk versterkt. 

De perspectiefwissel: van psychologie 
naar antropologie

Verhaeren schreef  dat Ensor, op zijn zolder-
atelier steeds omringd door al die bizarre 
kartonnen gezichten en vervormde mas-
kers, wel een bijzondere kijk op de mens en 
het bestaan moest ontwikkelen. ‘Il est cer-
tain que pour lui, à telles heures d’illusion 
souveraine, un tel assemblage de visages, 
d’attitudes, d’ironies ou de détresses a dû 
représenter la vie. Elle lui est apparue mau-
vaise, déplorable, hostile’ – wat bij Ensor 
leidde tot een ‘misantropie’ waarmee enkel 
te leven viel met behulp van ‘la farce, le rire 
et le sarcasme’.58 Een kunstenaar die vijfen-
twintig jaar lang in gedachten met zo’n fan-
tastische wezens leeft, en ze voorziet van 
‘une psychologie aussi étonnamment vari-
ée’, ontwikkelt vanzelf  een voorliefde voor 
‘le monde de la démence’…59 De Ensor
receptie blijft tot vandaag in belangrijke 
mate trouw aan deze ‘Zo de kunst, zo de man’-
logica. Herwig Todts suggereert recent nog 
de ouderlijke souvenirwinkel als inspiratie-
bron: ‘In tal van werken ontmoeten we 
steeds weer dezelfde maskers, vaak zelfs in 
dezelfde positie. We mogen aannemen dat 
de kunstenaar in deze en andere gevallen 
met behulp van reële objecten fantastische 
illusies construeerde. Deze objecten vond 
Ensor thuis, in de winkel die zijn moeder 
openhield.’60 Fantasmagorie, fantasie, illu-
sie, droom, nachtmerrie, waanzin… Tot op 
heden wordt de Ensorinterpretatie gedomi-
neerd door een sociaal- of  dieptepsychologi-
sche interpretatie, verbonden met een 
romantische kunstopvatting die de uitzon-
derlijke beelden laat opwellen uit het unieke 
‘zieleleven’ van de kunstenaar. De belang-
rijkste globale conclusie die volgt uit de 
bovenstaande reconstructie van de her-
komst van het groteske bij Ensor is dat deze 
opvatting sterk gerelativeerd moet worden. 
Ze moet worden vervangen door een antro-
pologische of  historisch-sociologische 
interpretatie die het – inderdaad zeer ver-
nieuwende en uitzonderlijke – oeuvre van 
Ensor verbindt met een beeldgeschiedenis 
en met een kunstopvatting die de waarde en 
kwaliteit van de kunst begrijpt vanuit de 
specifieke manier waarop de kunstenaar te 
werk gaat. Ensors oeuvre is niet spontaan 
opgeweld uit de nachtkant van zijn ziel, of  
de herinnering aan de curiositeiten, schel-
pen en carnavalsmaskers in de etalage van 
de souvenirwinkel van zijn moeder. (Als dat 
zo was, dan zou hij allicht van bij het begin 
‘maskers’ geschilderd hebben.) Het begin 
van het groteske oeuvre van Ensor is een 
inzicht. Dat inzicht liet hem óók toe om op 
een bepaalde manier naar de maskers in die 
souvenirwinkel te kijken, en stelde hem in 
staat de betekenisrijkdom van die tronies te 
snappen en de artistieke mogelijkheden 
ervan te zien. Todts meent dat Baudelaire en 
Poe voor Ensor intellectueel de weg geëffend 
hebben naar dit inzicht en naar het artis-
tieke gebruik van het bizarre, en dat Ensor 
‘een van de eerste beeldende kunstenaars 
[was] die in het spoor van Baudelaire de 
groteske aspecten van de kunst van de 
Vlaamse primitieven Hieronymus Bosch en 
Pieter Bruegel ging verkennen’.61 Het is 
echter niet via Baudelaire en Poe, en niet via 
de literatuur, maar via het overzicht van 
Champfleury en diens primitieve beeldbank 
dat Ensor de transculturele en transhistori-
sche verwantschappen van vormen van het 
‘komische’ en hun beeldkracht op het spoor 
kwam.
	 Ensor is gedebuteerd op het moment dat 
ook de beste (Belgische) schilderkunst, de 
avant-garde van Les XX inbegrepen, nog 
voor het overgrote deel vastzat in een rigide 
genreverdeling en genrehiërarchie, en in 
een zeer conventionele, uitgekuiste en ver-

suikerde iconografie. De voorzichtige artis-
tieke vernieuwing kwam, enerzijds en voor-
namelijk, van de manier waarop men 
schilderde en – via de landschapschilder-
kunst en het schilderen in openlucht – van 
de introductie van het ‘licht’ en het heldere 
palet. Het ging erom uit te zoeken hoe kleu-
ren wel en niet naast elkaar gezet konden 
worden. Anderzijds werd de vernieuwing 
gezocht in een nieuwe iconografie: in het 
‘realistische’ onderwerp of  – bij Ensors 
generatie – in het literaire ‘irrealisme’ van 
het droomachtige en de begeerte. Ensor 
daarentegen heeft bij Champfleury de pri-
mitieve kracht herontdekt van het komi-
sche en het groteske, van de ‘lage’ beeldcul-
tuur die in de loop van de geschiedenis, en 
zeker in de negentiende eeuw, uit de acade-
mische schilderkunst was weggefilterd. Hij 
heeft – naar eigen zeggen – in 1883 ‘het 
masker ontdekt’, en het vanaf  1885-86 
bewust in zijn werk – en meteen, als een der 
eersten, in de moderne schilderkunst – 
terug binnengebracht. Om daarmee zelfs 
zijn eigen vroege werk te overschilderen, en 
zijn nieuwe krachtige beelden te maken.
	 De ‘tweede kanteling’ in Ensors carrière 
verschijnt hiermee eveneens in een nieuw 
licht. Het zogenaamde opdrogen van de cre-
ativiteit van Ensor vanaf  ongeveer 1895 is 
niet het gevolg van een uitgeputte fantasie. 
Ensor heeft in zijn ‘wonderjaren’ – naast 
een omvangrijke productie van krachtige 
landschappen, stillevens en portretten die 
buiten het groteske valt – uitgeprobeerd wat 
hij met die belangrijke onderlaag van de 
westerse beeldcultuur artistiek kon aanvan-
gen. Hij heeft zich daarmee een sterke iden-
titeit als eigentijds, modern kunstenaar 
aangemeten. Zijn artistieke demarche was 
na tien jaar echter afgerond. Wat hij 
gemaakt heeft is wat Ensor, à sa manière, met 
het materiaal kon doen. De rest van zijn 
oeuvre blijft dan ook, geheel normaal, bin-
nen het verkende terrein. 

Théo Hannon (1851-1916)

Ensor heeft Champfleury meer dan waar-
schijnlijk leren kennen via zijn oudere stu-
diegenoot en vriend Théodore Hannon, en 
dit reeds tijdens zijn leertijd aan de acade-
mie, van oktober 1877 tot juli 1880.62 Théo 
Hannon zou een middelmatig schilder wor-
den van vooral stillevens en landschappen. 
Maar hij was voor en tijdens zijn tijd aan de 
academie reeds zeer actief  als etser, criticus, 
en komisch en erotisch dichter.63 Hij stond 
mee aan de wieg van de Société des 
Aquafortistes in 1869, behoorde in 1875 
samen met zijn vriend Félicien Rops tot de 
medestichters van de avant-gardegroep La 
Chrysalide, en was in datzelfde jaar medeo-
prichter en vanaf  1877 hoofdredacteur van 
het avant-gardeweekblad L’Artiste. Mede 
daardoor was Hannon goed geïntroduceerd 
in het Brusselse en Franse artistieke en lite-
raire milieu – zo had hij reeds in de jaren 
zeventig regelmatige contacten met Joris-
Karl Huysmans. Via Hannon leerde Ensor 
rond 1880 diens zus Mariette Hannon ken-
nen, die gehuwd was met Ernest Rousseau, 
wetenschapper en een tijdlang (1884-
1886) rector van de Université Libre de 
Bruxelles. Het salon van het echtpaar was 
een ontmoetingsplaats voor de vrijzinnige 
intellectuele en artistieke avant-garde, en 
de Rousseaus zouden begin de jaren tachtig 
de eerste beschermers en verzamelaars van 
Ensor worden. Belangrijk is dat Hannon, die 
L’Artiste onder pseudoniemen voor een 
goed deel zelf  volschreef, in 1876 in zijn 
blad het laatste hoofdstuk (Rabelais caricatu-
riste) publiceerde van Champfleury’s 
Histoire de la caricature au Moyen-Âge et sous 
la Renaissance [HCMA], met de bijhorende 
illustraties, vlak voor de verschijning van de 
tweede, uitgebreide editie.64 Huysmans ver-
meldt Champfleury ook terloops in zijn 
gepubliceerde cor respondentie met 
Hannon. Hannon kende dus zeker het eru-
diete werk van Champfleury, en stond vol-
doende met hem in contact om de publicatie 
in L’Artiste te regelen. We mogen aannemen 
dat Ensor via zijn studiegenoot en/of  via de 
lectuur van diens tijdschrift op zijn minst 
wist wie Champfleury was. Betekenisvol, en 
een uitnodiging tot verder onderzoek, is dat 
in L’Artiste ook – in het kader van een arti-
kelenreeks over het geïllustreerde tijdschrift 
in Engeland – een doorwrocht essay in drie 
delen verscheen over Le crayon satirique 
Anglais.65 Deze tekst handelt voornamelijk 
over de eigentijdse Engelse karikatuur, maar 

James Ensor, Le Pisseur, of  De pisser, 1887, ets
Jules Champfleury, HCA 282 (Alexamenos graffito)
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ook de generatie van Gillray en Rowlandson 
komt er aan bod. De drie delen zijn niet geïl-
lustreerd en werden ondertekend met het 
pseudoniem ‘Mars’. Mogelijk is Hannon zelf  
de auteur of  redacteur, wat zijn belang als 
‘gids’ bij Ensors ontdekking van het ‘grotes-
ke universum’ alleen maar zou vergroten. 
Hannon bleef  zeker geïnteresseerd in 
Champfleury, en niet enkel in zijn studieuze 
werk. Mogelijk is zijn erotische dichtbundel 
Le Mirliton Priapique mede geïnspireerd door 
het lange hoofdstuk over de Priapuscultus in 
L’Histoire de la caricature antique (HCA). Zeker 
is bovendien dat Hannon op het literair-
artistieke werk van de jonge Champfleury 
steunde toen hij vanaf  1885 de ‘serieuze’ 
letterkunde opgaf  voor het schrijven en 
opzetten van revues en vaudevilles (en daar-
door het respect van de ‘echte’ literatoren 
leek te verspelen). Voorafgaand aan zijn car-
rière als ‘archeoloog’ schreef  Champfleury 
onder meer pantomimes voor het Parijse 
volkstoneel en de bekende Pierrotacteurs 
Paul Legrand en Charles Deburau: Pierrot, 
valet de la mort, Pierrot pendu, Pierrot Marquis 
(alle 1846-47); Les deux pierrots (1851); Le 
pantomime de l’avocat (1865)…66 Hannons 
pantomime en ballet Pierrot macabre, gepro-
duceerd in Brussel in 1886 – het jaar van de 
doorbraak van het groteske bij Ensor – is 
overduidelijk door Champfleury geïnspi-
reerd. De libretti van Champfleury’s stuk-
ken waren uitgegeven, en Hannon kon over 
de artistieke inzet en de achtergronden van 
de pantomime en de figuur van Pierrot gele-
zen hebben in Souvenirs des Funambules en 
Les Excentriques.67 Champfleury verdedigt 
in die boeken de ‘zaak’ van de pantomime 
en de Franse versie van de commedia del-
l’arte door ze in de traditie van het komische 
te plaatsen. Hij wijst er ook reeds op het belang 
van kunstenaars als Bruegel, Le Nain, 
Chardin, Greuze, Watteau, Callot, Goya, 
Daumier, Rabelais…68 Toen Ensor in 1911 
zelf  het pantomime-ballet Flirt des Marionettes: 
La Gamme d’Amour bedacht, baseerde hij zich 
voor het scenario, de personages, de namen 
en spreekwijze zonder enige twijfel op de tradi-
tie van de Commedia dell’arte, de pantomime 
en het volkse toneelspel zoals die hem via 
Hannon (en Champfleury) heeft bereikt.69 
Het belang van de figuur van Théo Hannon 
voor Ensor wordt ten onrechte beperkt tot 
de link met zijn zus en het milieu van de 
Rousseaus, en verdient zeker verder onder-
zoek. 70

Les historiens dangereux

Het belang van de pantomimes van 
Champfleury voor het toneelwerk van 
Hannon en het belang van de figuur van 
Théo Hannon voor de jonge Ensor zijn 
bekend. Het is daarom alleen reeds verwon-
derlijk dat Champfleury’s Encyclopédie, het 
belangrijkste 19e-eeuwse Franse overzicht 
van de cultuur van het groteske, in de 
Ensorinterpretatie geheel buiten zicht is 
gebleven. Er is echter méér. Over de boeken 
en prenten in het atelier en de lectuur van 
Ensor is inderdaad weinig met zekerheid 
geweten, maar in de collectie van het 
KMSKA bevindt zich wel een blad van een 
studietekening naar Turner met notities op 
de achterkant. Ensor stelt er een lijstje op 
van boeken en kunsttijdschriften die hij 
wou bestellen of  reeds gekocht had (met 
naam van de auteur, titel en prijs), of  waar-
in hij geïnteresseerd was, en noteert ook 
afspraken. De pagina is bekend, ze is – zon-
der enig commentaar – gereproduceerd bij 
het eerste artikel van Lydia Schoonbaert 
over de tekeningencollectie van Ensor in het 
Jaarboek 1968 van het KMSKA, alsook in 
een boek over Ensor van Robert Delevoy.71 
Schoonbaert heeft er nadien in ten minste 
drie artikelen terloops naar verwezen: ‘Van 
een deel van de kopieën is de vroegst moge-
lijke datum van ontstaan met enige zeker-
heid te achterhalen aan de hand van boe-
ken en tijdschriften die Ensor kan hebben 
geraadpleegd. Op de keerzijde van de teke-
ning Sunrise,  Odysseus Ridiculing 
Polyphemus, een kopie naar Turner, ver-
meldt Ensor enkele afleveringen van Gazette 
des Beaux-Arts van 1878, het boek ‘La 
peinture anglaise van Ernest Chesneau’ 
zonder jaargang maar in de gedeeltelijk 
gedateerde reeks in 1882 of  1883 te plaat-
sen, en een boek over Manet uitgegeven te 
Parijs in 1884. De kopie naar Turner is dus 
in of  na 1884 ontstaan.’72 In een tweede 
artikel spreekt ze over ‘een drietal boeken’, 
en in haar bijdrage aan de catalogus van de 

tentoonstelling in Parijs in 1990 schrijft ze 
lapidair: ‘Il arrive aussi, exceptionnelle-
ment, qu’il mentionne quelques revues ou 
livres au verso d’un dessin.’73 Verwonderlijk 
en zelfs onthutsend is evenwel dat Ensor op 
het betreffende blad niet enkel de twee boe-
ken vermeld door Schoonbaert of  ‘een drie-
tal’ boeken noteert, maar zeer leesbaar en 
duidelijk in totaal vier boeken vermeldt, met 
bovenaan Champfleury’s Histoire de la cari-
cature antique en Histoire de la caricature 
moderne, incluis de uitgever, het jaar van 
uitgave en de prijs van 4 francs. Enkel op 
basis van deze notitie is het al absoluut 
zeker dat Ensor in 1884-85 de Encyclopédie 
van Champfleury kende en erin geïnteres-
seerd was. Het is tamelijk onvoorstelbaar 
dat Schoonbaert en/of  andere onderzoe-
kers de verwijzingen naar Chesneau en 
Manet wel opgepikt zouden hebben, en de 
referentie aan Champfleury niet gezien zou-
den hebben en/of  de mogelijke relevantie 
ervan niet nagegaan. (In de bibliotheek van 
het KMSKA is vandaag overigens een exem-
plaar van HCA aanwezig.) De enige auteur 
mij bekend die de referentie wel heeft opge-
pikt, is Dominique Morel, in een artikel over 
de invloed van de Franse kunst op Ensor. Zij 
schrijft ‘dat we zeker weten dat Ensor 
L’Histoire de la caricature moderne kende’, en 
verwijst daarvoor – zonder specificatie – 
naar een lijst boeken op de rugzijde van de 
tekening in het KMSKA.74 Histoire de la cari-
cature antique laat ze onvermeld, en ze gaat 
niet verder in op de mogelijke relevantie van 
Histoire de la caricature moderne.
	 Een enkele formulering in de artikelen 
van Schoonbaert laat echter vermoeden dat 
zij wel iets gezien of  bespeurd heeft, maar er 
niet is durven of  willen op ingaan. In een 
bijdrage over de tekeningen van Ensor 
schrijft ze: ‘Het is opvallend dat Ensor zelfs 
in zijn meest creatieve jaren is blijven kopië-
ren uit tijdschriften, zich daardoor liet inspi-
reren, of  de werken op een grandioze wijze 
herschiep. Met uitzondering van de begin-
periode tot 1885 en voorafgaand aan het 
groteske oeuvre, toen hij nog zeer veel con-
tact had met de Brusselse kunstkringen, 
heeft Ensor veelvuldig dat ‘Herscheppings
proces’ toegepast, net zoals Manet, Gauguin 
en vele anderen. […] Er ligt geen enkele 
pejoratieve klank in de term ‘herscheppen’. 
Het aanwijzen van de bronnen kan alleen 
tot een beter begrip leiden van de techniek 
en de thematiek van de kunstenaar.’75 
Schoonbaert schrijft hier – geheel terecht – 
dat ook heel grote kunstenaars gekopieerd 
hebben, en spreekt over de ‘geniale her-
schepping’ van Ensor wanneer hij bestaand 
beeldmateriaal verwerkt. Maar de tekenin-
gen waarover dit artikel gaat, zijn nu net 
echte studiekopieën die dateren van het 
begin van de jaren 1880, en in geen enkel 
artikel gaat Schoonbaert in op de veelvuldi-
ge ‘grandioze’ herscheppingen uit de ‘crea-
tieve’ periode die ze hier ter sprake brengt. 
Schoonbaert lijkt Ensor in bescherming te 
nemen of  te verdedigen, zonder aan te 
geven waartegen hij verdedigd zou moeten 
worden. Mogelijkerwijze botste het inzicht 
dat een kunstenaar beelden maakt van 
beelden, en dat toe-eigening en impliciet 

citeren deel uitmaken van de inventio, des-
tijds nog te veel met de vooronderstelling 
van de ‘ongebreidelde fantasie’ en ‘absolute 
originaliteit’ waarop Ensors uitzonderings-
positie en zijn artistieke reputatie in België 
gestoeld was. Wellicht leek de reputatie van 
Ensor in gevaar en moest de referentie daar-
om genegeerd worden. Dezelfde ongemak-
kelijkheid is nog enigszins naspeurbaar in 
de manier waarop Tricot zijn artikel over 
Ensor en de Oude Meesters afsluit. Met een 
logische salto mortale telt hij de traditionele 
‘uitzonderlijkheid’ van de kunstenaar ‘die 
niet weet waar zijn schilderijen vandaan 
komen’ op bij de stelling dat Ensor ‘als geen 
ander inspiratie put uit het werk van oude 
meesters’: ‘Wat Ensors werken zo uniek 
maakt, is dat hij thema’s op een hoogst per-
soonlijke wijze weet te herinterpreteren. De 
originaliteit van Ensor blijkt uit zijn weerga-
loze manier om, zowel thematisch als stilis-
tisch, traditie en moderniteit te verenigen.’76 
Zolang men ‘genialiteit’ psychologisch duidt 
en begrijpt als absolute originaliteit, en 
zolang men meent dat kunst een soort van 
zelfexpressie is, lijkt alles wat de ‘onclassifi-
ceerbare genialiteit’ van Ensor tegenspreekt 
onacceptabel. 

Coda

Aan het eind van zijn lang opstel over 
Daumier typeert Champfleury de kunste-
naars-karikaturisten en ‘railleurs de 
l’humanité’ als melancholische minnaars 
van de schoonheid die tegelijk de plicht voe-
len het onrecht te bestrijden, en daarom de 
ondeugden van hun tijdgenoten vertalen 
‘in maskers krachtig zoals die van het antie-
ke theater’: ‘C’est ce qui cause la mélancho-
lie des railleurs de l’humanité. Ils sentent en 
eux l’instinct du beau, sans pouvoir échap-
per à la mission qui les pousse à châtier les 
misères sociales.’ Het nageslacht consta-
teert dan dat een bescheiden, eerbaar, 
gevoelig en robuust kunstenaar de ondeug-
den van zijn tijdgenoten onderzocht, ‘et les 
traduisait par des masques puissants 
comme ceux du théâtre antique’. En na 
deze karakterisering van Daumier verwijst 
Champfleury naar een antiek beeld van een 
faun, leunend tegen een stronk, in het 
museum van het Capitool: ‘Les yeux sont 
mélancoliques, le masque est à la fois douce 
et réfléchi. Sans les cornes, le chalumeau et 
les pieds de bouc, la statue pourrait repré-
senter un philosophe de l’antiquité.’ De 
faun met panfluit en het gezicht van een 
wijsgeer doet hem denken aan Daumier: 
‘Chez lui aussi percent les cornes satiriques, 
et, quoique croyant à l’art élévé, partout il 
porte le chalumeau dans les trous duquel il siffle 
les vices et les laideurs de la civilisation.’77 Met 
deze robotfoto van het moderne kunste-
naarschap zal de jonge Ensor zich identifice-
ren, en Champfleury’s faun duikt in zijn 
(masker)oeuvre dan ook onmiddellijk op. 
We herkennen hem al in de tekening Satan 
et ses légions fantastiques tourmentant le 
Crucifié uit 1886, vaag, nagenoeg opgelost 
in de achtergrond en niet te onderscheiden 
– maar we weten dat hij er is omdat hij ook, 

ditmaal scherp en duidelijk, verschijnt in de 
ets Le Christ tourmenté par les démons die 
Ensor in 1895 naar die tekening gemaakt 
heeft. Vanuit de achtergrond is de Kunste
naar de eenzame getuige van de spot en de 
kwellingen die het Genie aan het kruis wor-
den aangedaan… Het zelfgekozen kunste-
naarschap van Ensor wordt nog het beste 
samengevat door een geënsceneerde, enig-
matische foto uit 1885 die terecht steeds 
opnieuw gepubliceerd wordt. We zien Ensor 
die, gezeten op een schouw op een dak, fluit 
speelt. Nu weten we eindelijk wat Ensor 
daar op die ‘sokkel’ zit te doen. Hij poseert als 
de authentieke moderne kunstenaar, dat wil 
zeggen: als de faun-alias-Daumier die 
Champfleury portretteert in zijn Histoire de 
la caricature moderne. Ensor gelooft in de 
schone kunsten, maar hij speelt de ondeug-
den en de smerigheid van de beschaving op 
zijn herdersfluit. Ce qui cause sa mélancho-
lie…
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RUDI LAERMANS

1.

Recent verschenen enkele hoofdwerken en 
belangrijke essaybundels van Theodor W. 
Adorno in Nederlandse vertaling.1 In het 
licht van hun oorspronkelijke publicatieda-
tum is dat rijkelijk laat. Zowel contextueel 
als tekstueel lijken deze vertalingen zelfs 
gewoonweg té laat te komen. Noch in 
Nederland, noch in Vlaanderen bestaat er 
thans in intellectueel, artistiek of  politiek 
opzicht een omgeving waarbinnen deze 
geschriften op een ietwat bredere en geani-
meerde receptie zouden kunnen rekenen. 
De tegelijk dialectische en utopische geest 
waar ze om vragen kende in onze contreien 
hooguit een kort momentum tijdens de 
jaren zeventig en tachtig. Vandaag blijven 
daar alleen politiek-correcte gebaren van 
over waarvan de theatraliteit meestal een al 
te reële onmacht verbergt. Voor Vlaanderen 
en Nederland geldt sinds de jaren negentig 
dat het tot op grote hoogte tamme want 
getemde democratieën zijn: de politiekloos-
heid van een primair beleidsmatig spreken 
en handelen heeft de politiek als ideologi-
sche arena vervangen.2

	 Er is tevens een fundamentelere intellec-
tuele mismatch: Adorno’s geschriften zijn 
getekend door een dubieuze, volgens velen 
zelfs compleet achterhaalde denkmodus. 
Na de poststructuralistische golf, die onder-
tussen tot de nieuwe mentale doxa sedi-
menteerde, is het soort van kritisch denken 
à la Adorno niet langer geloofwaardig 
omdat het berust op kentheoretische aan-
spraken die ondertussen herhaaldelijk wer-
den gedeconstrueerd. Zo ontmaskert de 
ideologiekritiek, toch de levensader van de 
Kritische Theorie van Adorno & co, de 

claims op geluk of  verzoening die gemaakt 
worden door de amusementsmuziek vanuit 
het inzicht in de structuurkenmerken van 
het maatschappelijk geheel. De aanspraken 
van de amusementsmuziek zouden door en 
door vals zijn omdat haar expressie niets 
individueels heeft en enkel sjablonen vari-
eert. De standards van de populaire muziek 
fêteren volgens Adorno algemenere stan-
daarden: het handvol genreconventies dat 
een in alle opzichten gerationaliseerde 
muzikale productie mogelijk maakt. 
Doorslaggevend is immers niet de individu-
ele expressie, maar de goed gemanagede 
productie van koopwaren voor een zo groot 
mogelijk publiek.
	 Adorno’s bekende demasqué van de mas-
sacultuur als een bedrieglijke cultuurindus-
trie berust op een dubbele premisse.3 Ze pro-
moveert de logica van commodificatie of  
‘verkoopwaring’ tot hoeksteen van ieder 
juist begrip van het kapitalisme als ‘totali-
teit’; en ze speelt deze essentie uit tegen 
zowel de aanspraken van de cultuurindus-
trie zelf  als alle andere duidingen ervan: zij 
zijn niets meer dan ideologische schijn, 
onware maar functionele verhullingen van 
de eigenlijke waarheid. Problematisch aan 
deze redenering is niet zozeer de naar mora-
lisme neigende betweterij. Veel aanvecht-
baarder is het achterliggende kentheoreti-
sche schema dat zijn tegenover schijn, 
waarheid tegenover onwaarheid plaatst. 
Deze specifieke ontologische denktrant laat 
zich niet rijmen met het door Nietzsche 
geïnspireerde perspectivisme van Jacques 
Derrida of  Gilles Deleuze, Michel Foucault 
of  andere poststructuralisten. Voor zover zij 
nog een zijnsvisie huldigen, staat die in het 
teken van radicale meervoudigheid of  plu-
raliteit. Zijn is van de orde van het verschil-
lend-zijn: in het geding is geen vaste sub-
stantie of  materie, wel een onbeheersbaar 
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en grondeloos spel van verschillen tussen 
tekens (Derrida), intensiteiten (Deleuze) of  
krachten (Foucault). Van het deconstructi-
visme van een Derrida of  het conceptueel 
constructivisme van een Deleuze loopt er 
dan ook geen weg terug richting kritiek, 
laat staan richting Kritische Theorie. Laat 
het oeuvre van Adorno zich dan nog wel 
actualiseren of  is het veeleer gedoemd tot 
een louter academisch bestaan als tijdsdo-
cument?

2.

Jelle Baan is geen adorniaan, maar stelt zich 
in Adorno, noch einmal eerder als een eigen-
zinnige erfgenaam op (de titel zinspeelt op 
Vierhändig, noch einmal, een kort essay van 
Adorno zelf  waarin die terugblikt op zijn 
leerjaren als pianist). Hij aanvaardt het 
legaat van de Kritische Theorie vanuit een 
nogal specifieke poststructuralistische posi-
tie en affirmeert, net als Adorno (maar 
evengoed Derrida), op iedere bladzijde dat 
essayistiek het kloppende hart van de filoso-
fie vormt. Laat het meteen gezegd zijn: Baan 
is een begenadigd stilist en een scherpzinnig 
denker. In wezen maakt hij in zijn debuut 
een dubbele denk- en schrijfbeweging. 
Enerzijds wil hij (in het lange tweede hoofd-
stuk) niet blijven hangen in de bekende cli-
chés van het poststructuralisme, maar 
selectief  op enkele daarmee verbonden 
inzichten doordenken. De uitkomsten moe-
ten vervolgens een hernieuwde Adorno
lectuur inspireren die – zoals de ondertitel 
aangeeft – in de richting gaat van ‘een parti-
tuur voor esthetische theorie’. Anderzijds 
berust de presentatie van deze metaforische 
partitura (in het derde deel) op een typisch 
deconstructief-derridiaanse geste. Baan 
leest Adorno naar eigen zeggen against the 
grain: hij speelt een aantal marginale 
opmerkingen van Adorno tegen diens meer 
centrale inzichten uit.
	 Baan vermijdt de platgetreden paden van 
het poststructuralisme door zijn keuze voor 
de twee auteurs met wie hij in het midden-
deel uitvoerig dialogeert: de filosoof  Derrida 
(een verwachte gast) en de socioloog Niklas 
Luhmann (eerder een fremdkörper). De 
koppeling van beide auteurs is eerder uit-
zonderlijk omdat hun inzichten binnen ver-
schillende disciplines worden gerecipieerd 
(Baan studeerde allicht niet toevallig zowel 
sociologie als filosofie).4 Vallen de geschrif-
ten van Luhmann en Derrida trouwens wel 
op een productieve manier te combineren? 
De tegelijk systematische en van contingen-
tiebesef  doortrokken wijze waarop 
Luhmann zijn sociale systeemtheorie ont-
vouwt, verschilt hemelsbreed van de mean-
derende, sterk associatieve schriftuur waar-
voor Derrida vanaf  medio jaren zeventig 
opteerde. Ook Luhmanns afwisselend bij-
tende en monkelende ironie heeft, net als 
diens voorliefde voor scherp gedefinieerde 
concepten, weinig vandoen met Derrida’s 
primair literair geïnspireerde free style en 
theoretische gebruik van metaforen als 
‘spoor’ of  ‘deconstructie’. Luhmann ont-
wikkelde bovendien een theorie in de strikte 
zin van het woord, een samenhangend 
geheel van naar elkaar verwijzende concep-
ten; Derrida’s benadering komt daarente-
gen voor alles neer op een parasitaire lees- 
en schrijfpraktijk.
	 Toch onderkent Baan zodanig veel intel-
lectuele verwantschappen tussen Derrida 
en Luhmann dat hij ze als ‘dubbelgangers’ 
portretteert. Daarbij focust hij wel minder 
op Luhmanns sociale systeemtheorie en 
voornamelijk op de onderliggende observa-
tietheorie. Die zegt dat iedere kennis of  bete-
kenisgeving van de werkelijkheid stoelt op 
het eenzijdig gebruik van tweezijdige onder-
scheidingen als dit/dat, systeem/omge-
ving… Eén zijde wordt gebruikt ter marke-
ring (‘het is dit’), de tweede duidt erop dat er 
én anders had kunnen worden geobser-
veerd, én dat in elke identificatie een impli-
ciete verwijzing naar een andere term beslo-
ten ligt. Als observeren neerkomt op 
‘distingeren’ of  het opereren met distincties, 
dan hebben we – zoals Immanuel Kant al 
wist – geen toegang tot de werkelijkheid an 
sich. We kennen niet dé werkelijkheid, enkel 
een geobserveerde werkelijkheid die met 
contingente onderscheidingen is verweven. 
Het doet inderdaad allemaal derridiaans 
aan. ‘Il n’y pas de hors texte’, er bestaat geen 
directe toegang tot dé realiteit; en conform 
het dictum van de Saussure dat er in de taal 
enkel verschillen bestaan, hangt in elke 

tekst of  ieder discours de betekenis van een 
teken af  van de differentiële relaties met 
andere tekens. Er valt dus wel wat te zeggen 
voor Baans intellectuele assimilatie van 
Luhmann met Derrida. Tegelijk stapt hij 
over een cruciaal inhoudelijk verschil heen. 
Zijn en taal vormen voor Derrida twee zij-
den van eenzelfde munt, wat Ian Hacking al 
tijdens de jaren zeventig van ‘lingualisme’ 
deed spreken.5 Voor de systeemtheoreticus 
Luhmann daarentegen bezitten taal noch 
zijn een centrale conceptuele status. 
Systemen bestaan voor zover ze zich op 
basis van een systeemeigen operatie weten 
te reproduceren. Zo’n operatie kent de taal 
niet: zij is een medium van ofwel het den-
ken, ofwel het communiceren. Of  systeem-
theoretisch gezien: van ofwel psychische, 
ofwel sociale systemen. Taal denkt noch 
communiceert, maar zorgt samen met 
ingeburgerde culturele onderscheidingen 
wel voor een cruciale koppeling tussen psy-
chische en sociale systemen. Daarmee her-
wint de taal niet meteen de koninginnenrol 
die ze in Derrida’s geschriften speelt.
	 Ik betwijfel tevens of  Luhmann het soort 
van postmoderne perspectivist is waarvoor 
Baan hem lijkt te houden. Luhmann zou 
volgens Baan suggereren dat de ‘werkelijk-
heid […] niet veel meer dan een ‘operatio-
nele fictie’’ is, en dat er ‘met andere woor-
den, geen werkelijkheid is’ en ‘alleen nog 
systeeminterne omgevingsconstructies’ 
bestaan (p. 66). De onderscheidingen waar-
mee volgens Luhmann wordt geobserveerd, 
zijn inderdaad noodzakelijk noch onmoge-
lijk; maar ondanks deze contingentie bezit-
ten bepaalde distincties binnen een speci-
fieke maatschappelijke context wél een 
grotere plausibiliteit, zo luidt een andere 
basisstelling van Luhmann.6 Zo is het toe-
schrijven van handelingen of  gedachten 
aan individuen binnen een moderne maat-
schappij bepaald vanzelfsprekender dan in 
een voormoderne. Echt relatief  zijn obser-
vaties dus niet: van een socioloog kan je 
inderdaad verwachten dat hij hun genese 
en gebruik verbindt met de maatschappelij-
ke context. Luhmann is echter vooral geen 
anything goes-perspectivist omdat in zijn 
kentheorie een hard constructivisme 
samengaat met een harde realiteitsopvat-
ting.7 We kunnen de werkelijkheid an sich 
niet kennen, maar de gebruikte onderschei-
dingen of  realiteitspremissen genereren wel 
voortdurend cognitieve verwachtingen over 
wat kan of  zal gebeuren. Die verwachtingen 
kunnen weersproken worden: de logica van 
het wetenschappelijk experiment berust 
juist op de idee dat werkelijkheid synoniem 
is voor weerstand tegenover ‘systeeminter-
ne omgevingsconstructies’. Of  in ‘oud-
Europese’ termen: de Werkelijkheid laat 
vele observaties toe – en tegelijk spreekt ze 
regelmatig terug, zij het in een onverstaan-
bare taal.

3.

De Kritische Theorie, het denken van 
Adorno voorop, verzandde in een kritische 
negativiteit die verhinderde dat ze nog een 
positieve theorie van de samenleving ont-
wikkelde, aldus Baans facit aan het einde 
van het eerste hoofdstuk. Maatschappij
kritiek en maatschappijtheorie lieten zich 
niet langer met elkaar verzoenen binnen 
een denken dat geen enkele positieve ten-
dens meer kon ontwaren in ‘het bestaande’: 
zodra de Frankfurters ‘voorbij dat ‘nee’, die 
negativiteit zouden denken, om die sociale 
werkelijkheid opnieuw te beschrijven en te 
theoretiseren, waren zij ontrouw aan hun 
fundamentele inzicht in de onwaarheid van 
het hier en nu’ (p. 40). Zoals wel vaker in 
Adorno, noch einmal wordt de gedachte gepo-
neerd zonder veel nadere argumentatie, 
met het soort van stelligheid waar ook 
Adorno’s geschriften in uitblinken. Ze doet 
alvast weinig waarschijnlijk aan. Adorno’s 
ideologiekritische praktijk berust immers 
wel degelijk op een maatschappijtheorie. 
Die stelt dat de combinatie van doelrationa-
lisatie en commodificatie een totale 
‘Verblendungszusammenhang’ creëert die 
nauwelijks iemand doorziet en die er feite-
lijk op neerkomt dat een kleine elite van 
kapitalistische monopolisten de massa 
manipuleert. Allicht is dat een té eenvoudi-
ge maatschappijtheorie, al wist Adorno ze 
wel essay na opstel productief  in te zetten 
voor de duiding van heel uiteenlopende 
fenomenen.8 Het gaat hoe dan ook om een 
eigenstandige theorie die naam waardig, 

om een handvol concepten en inzichten dat 
Adorno’s maatschappij- en cultuurkritiek 
voortdurend mee contour geeft. Zij ligt op 
haar beurt ingebed in een bredere filosofie 
van het niet-identieke, waar Baan een speci-
fieke draai aan probeert te geven in het slot-
hoofdstuk van Adorno, noch einmal.
	 Wat opgaat voor het individu binnen het 
bestaande monopoliekapitalisme, geldt 
algemener voor ieder particulier ding of  
artefact in relatie tot het identificerende 
denken: dat laatste miskent, ja onderdrukt 
de singulariteit van het eerste. Het algeme-
ne heerst, zowel maatschappelijk als cogni-
tief. Ieder kennen stoelt immers op abstracte 
categorieën die per definitie nooit recht 
kunnen doen aan het particuliere. Elke ‘ver-
zoening’ of  gelijkstelling tussen denken en 
werkelijkheid, begrippen en wat ze aandui-
den of  – algemener – subject en object, komt 
feitelijk dan ook neer op een repressieve 
gelijkschakeling. Een waarachtig objectge-
richt denken dient daarom radicaal terug-
houdend te zijn, ja zichzelf  te saboteren. 
Juist dat is negatieve dialectiek, aldus 
Adorno: ‘denken tegen het denken’, een 
denken dat de inherente neiging tot identifi-
catie via abstracte categorisatie tegengaat 
door de welbewuste constructie van meer-
voudige begrippenconstellaties. Daarbinnen 
omcirkelen de gebruikte concepten de parti-
culariteit van het gethematiseerde object en 
is tegelijk sprake van een immanente krach-
tenconfiguratie: ieder begrip verwijst naar 
de andere gebruikte begrippen, waardoor 
de identificerende tendens van elk afzonder-
lijk concept wordt gebroken. Zoals ook Baan 
aangeeft, is dat inderdaad een gedachte die 
kan worden kortgesloten met de poststruc-
turalistische nadruk op het samengaan van 
identiteit en verschil.
	 In het gelukte kunstwerk wordt het indi-
viduele of  particuliere op een directere, niet 
primair door concepten bemiddelde manier 
uitgedrukt. Net zoals Adorno’s cultuur- en 
maatschappijkritiek ten nauwste is verwe-
ven met diens algemenere kentheorie, zo 
vindt de laatste haar logisch complement, 
zoal niet haar voltooiing, in diens esthetica. 
Adorno’s Negative Dialektik (1966) vormt 
dan ook één geheel met zijn onafgewerkt 
gebleven en postuum verschenen 
Ästhetische Theorie (1970). Volgens Baan 
gaat de verwantschap nog verder dan 
gewoonlijk wordt aangenomen. Zo zouden 
de in de nalatenschap gevonden notities 
over muzikale reproductie duidelijke aan-
zetten bevatten voor een theorieopvatting 
die het esthetische, en vooral dan de prak-
tijk van het componeren, tot model neemt.9 
Adorno’s Ästhetische Theorie moet daarom 
niet alleen als een theorie over het estheti-
sche, maar ook als een impliciet pleidooi 
voor theorie-als-esthetiek worden gelezen. 
Als zodanig probeert het boek ‘iets te articu-
leren wat Adorno eigenlijk niet kon en ook 
niet hardop wilde zeggen, maar wel al heel 
lang intuïtief  aangevoeld lijkt te hebben: 
dat theorie esthetisch moet worden om nog 
waar te kunnen zijn’. (pp. 122-123) Is de 
verwantschap tussen theoretiseren en com-
poneren bij Adorno evenwel zo verborgen 
als Baan laat uitschijnen? En blijft er in het 
licht van deze affiniteit niet altijd ook een 
verschil bestaan – dat Adorno precies wilde 
honoreren – tussen zeg maar primair zin-
tuigelijke en conceptuele ‘composities’, en 
dus ook tussen kentheorie en esthetische 
theorie, filosofie en kunst? Overigens doet 
het ietwat vreemd aan dat Baan in alle talen 
zwijgt over Minima Moralia. Deze ‘reflecties 
uit het beschadigde leven’ getuigen juist 
van een compositorisch vernuft dat afwis-
selend muzikaal en literair overkomt.
 	 ‘Wat in concreto overblijft van Adorno’s 
dialectische avonturen is niets anders dan 
een ethiek van het denken. Nu ook deze 
Pädagogik der Dialektik, die Adorno voor ons 
verstopte op het achterblad van zijn parti-
tuur voor esthetische theorie, ontcijferd is, 
rest er nog één vraag: wat is theorie?’, zo 
luiden de slotzinnen van Adorno, noch ein-
mal (p. 134). Ze mogen iets zeggen over het 
zelfbewustzijn waarmee Jelle Baan de 
Nederlandstalige filosofisch-essayistische 
scène betreedt. Tegelijk laten ze de lezer met 
een paar stevige vragen achter die bepaald 
vérder reiken dan de ene die Baan oppert. 
Want luidt de hamvraag die Adorno’s werk 
ons blijvend doet stellen niet veeleer: ‘Wat is 
kritische theorie – vandaag?’ En waarom 
zou je op een eerder contra-intuïtieve 
manier vanuit Adorno’s werk besluiten tot 
een ‘esthetiserende’ opvatting over theorie 
die ook nog eens per definitie multiperspec-

tivistisch zou zijn? Het oeuvre van bijvoor-
beeld Derrida biedt daar veel directere aan-
knopingspunten voor. Aan het einde van 
Adorno, noch einmal overheerst dan ook de 
indruk dat Baan de erfenis van Adorno pro-
beert te ‘redden’ door ze behalve selectief  op 
een oneigenlijke manier te actualiseren – 
lees: via de verbinding met poststructuralis-
tische motieven die Adorno’s denken 
vreemd zijn. Dat heet inderdaad hineininter-
pretieren. 

Noten

	 1 	Zie de volgende vertalingen: Prisma’s. 
Cultuurkritiek en maatschappij, Amsterdam, 
Octavo, 2012; Zonder richtlijn. Parva aesthetica, 
Amsterdam, Octavo, 2012; Minima Moralia, 
Nijmegen, Vantilt, 2013; en Negatieve dialectiek, 
Zoetermeer, Klement, 2014. Van Minima 
Moralia verscheen al wel in 1971 een 
Nederlandse vertaling in de serie Aula-pockets 
(Antwerpen/Utrecht, Het Spectrum).

	 2 	Vgl. Rudi Laermans, Postmoderniteit en 
politiekloosheid, in De Witte Raaf nr. 127, 
mei-juni 2007, p. 27; en Willem Schinkel, De 
nieuwe democratie, Amsterdam, Bezige Bij, 
2012. De recente partiële herideologisering of  
herpolitisering van de politieke ruimte valt 
voor alles op het conto te schrijven van de 
rechts-populistische Partij voor de Vrijheid in 
Nederland en de rechts-nationalistische 
Nieuw-Vlaamse Alliantie in Vlaanderen.

	 3 	Zie in het bijzonder Theodor W. Adorno, 
Resumé over cultuurindustrie, in Zonder richtlijn, 
op. cit. (noot 1), pp. 55-64; en Max 
Horkheimer & Theodor W. Adorno, Dialectiek 
van de Verlichting, Amsterdam, Boom, 2007,  
pp. 134-182.

	 4 	Voor een aantal vergelijkende beschouwingen 
over Luhmanns systeemtheorie en 
deconstructie à la Derrida, zie Henk de Berg en 
Matthias Prangel (red.), Differenzen. 
Systemtheorie zwischen Dekonstruktion und 
Konstruktivismus, Tübingen, Francke Verlag, 
1995; voor interpretaties vanuit 
poststructuralistische hoek van Luhmanns 
werk, zie Anders La Cour en Andreas 
Philippopoulos Mihalopoulos (red.), Luhmann 
Observed. Radical Theoretical Encounters, 
London, Palgrave Macmillan, 2013.

	 5 	Ian Hacking, Wat heeft filosofie met taal te 
maken?, Meppel, Boom, 1980.

	 6 	Luhmann heeft de covariatie van ingeburgerde 
culturele distincties en maatschappelijke 
structuren nader onderzocht in een aantal 
opstellen die werden gebundeld in vier 
afleveringen van de reeks Gesellschaftsstruktur 
und Semantik (Frankfurt am Main, Suhrkamp, 
verschenen tussen 1980 en 1995). 

	 7 	Zie bijvoorbeeld Niklas Luhmann, Das 
Erkenntnisprogramm des Konstruktivismus und 
die unbekannt bleibende Realität, in: idem, 
Soziologische Aufklärung 5: Konstruktivistische 
Perspektiven, Opladen, Westdeutscher Verlag, 
1990, pp. 31-58.

	 8 	Zie in het bijzonder de opstellen die werden 
bijeengebracht in de drieledige reeks Kritische 
Modelle, die in het kader van het verzameld 
werk in één band werd uitgeven; zie Theodor 
W. Adorno, Kulturkritik und Gesellschaft II, 
Frankfurt am Main, Suhrkamp, 2003.

	 9 	Zie Theodor W. Adorno, Zu einer Theorie der 
musikalischen Reproduktion (Aufzeichnungen, ein 
Entwurf  und zwei Schemata), Frankfurt am 
Main, Suhrkamp Verlag, 2001.

Jelle Baan, Adorno, noch einmal. Een parti-
tuur voor esthetische theorie, in 2015 ver-
schenen bij Uitgeverij Klement, Goudstraat 
50, 2718 RC Zoetermeer (079/361.54.81; 
uitgeverijklement.nl).
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Hedendaagse kunst 
Gent

Gent Matinee
19/06, 11:00–18:00

regio 
Gent

Galerie S. & H. 
De Buck
Zuidstationstraat 25
09 225 10 81
wo–za 15:00–18:00
en op afspraak
www.galeriedebuck.be

— “In Order Of Disappearance” – 
“Paintings to catch Birds and Beasts”
Sven Verhaeghe  
Opening door Patrick Verlaak

— Fotokabinet: “A Naturalist goes to War” 
Sarah-Ann Cousein
06/05–19/06 

— boekvoorstelling: “Weg van Vlaanderen” 
Jeroen Laureyns
20/05, 19:00

— Installatie met werk van Geert De Smet: 
tekeningen en beelden
Opening door Paul Silance, Fotograaf 
22/06–29/06 

— LUSH
Tomas Lahoda 

— Fotokabinet: Evert Bongers
01/07–29/07 

— Hedendaagse juwelen en zilveren 
objecten van Designer en Maker  
Siegfried De Buck
Permanent

croxhapox
Lucas Munichstraat 76–82
0471 44 13 62
do–zo 14:00–18:00
www.croxhapox.org

— Fabrice Pichat, Gill Van Eeckhout, 
Laura Van Severen, Robin Vermeersch, 
Peter Lagast, Henk Delabie, Bruno 
Vandenberghe 
t/m 05/06

— Onderstraat 26 / instalraam
Guus Van der Velden
tot eind mei
Sjoerd Paridaen, 
Thomas Karz
juni-augustus

— Concert: the singing painters 
28/05 
Doors: 19:30, concert 20:00
Tickets: 10 euro

Barbé Gallery
Penitentenstraat 29
0471 02 94 01
do–zo 14:00–18:00
en op afspraak
www.barbegallery.com

— 'Ziezo', zei hij achteloos, maar…
Nicolas Leus  
Opening: 20/05, 19:00–23:00
20/05–07/07

Kristof 
De Clercq  
Gallery
Tichelrei 82
0474 57 12 91 
wo–zo 14:00–18:00
en op afspraak
www.kristofdeclercq.com

— Awoiska van der Molen
t/m 26/06
Finissage: 26/06

KIOSK
Louis Pasteurlaan 2 
09 243 36 44 
di–vr 14:00–18:00
za–zo 11:00–18:00
www.kioskgallery.be

— 9
 Peter Wächtler

t/m 12/06
Screening animatiefilms: 26/05:
19:00, 20:00 en 21:00

RIOT
Dendermondsesteenweg 80
09 223 39 53
wo–za 11:00–18:00
www.riot-ghent.org

— Word–Things in Time–Space
Experimental Jetset  
06/05–24/09 

Galerie  
Jan Dhaese
Ajuinlei 15 B
0477 43 77 94 
do–za 14:00–18:00
zo 11:00–14:00
www.jandhaese.be

— Looming Trough the Glitter
Kobe De Peuter  
22/05–26/06

Waregem
BE PART
Westerlaan 17
056 62 94 10 
zo–vr 11:00–17:00
www.bepartlive.org

— In anticipation of improvement / 
The  -Part exercises
Dirk Zoete
t/m 29/05

— Thorsten Brinkmann
28/08–27/11

— La Botiga de l’Anson
Martí Anson 
Be-Part extra muros
Henri Lebbestraat 25
t/m 22/05

Bruthaus 
Gallery
Molenstraat 84 
0473 63 69 63 
za–zo 14:00–18:00
en op afspraak 
www.bruthausgallery.be

— Kunstenfestival Watou: 
Luk Berghe - installatie: 'KOCMOC 
we've never been modern' & Dr.Stein – 
Part of the Utopia Collection  
Anna Lange - installatie: 'ISMISM'
02/07–04/09

— From Sideway Scenery: Dusk or Dawn 
Anna Lange
Opening: 15/10, 19:00

— Opening nieuwe ruimte
Opening: 15/10, 19:00

Wetteren
Loods 12
Koophandelstraat 12
0496 63 93 58 
za–zo 14:00–18:00 
www.loods12.be

— High Noon op Koophandelstraat
Kurt Ryslavy
Opening: 29/05, 11:00–18:00
29/05–26/06

— A touch of green in the middle of 
concrete
Ria Pacquee
Opening: 29/05, 11:00–18:00
29/05–26/06
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KOEN BRAMS & DIRK PÜLTAU

Wat voorafging

In 1957 werd op initiatief  van de advocaat 
Karel Geirlandt de Vereniging voor het 
Museum van Hedendaagse Kunst van Gent 
gesticht.* Jarenlang zette de V.M.H.K. zich 
in voor de zaak van de ‘levende’ kunst. Met 
de lidgelden en de verkoop van grafiekuitga-
ven werd de kas van de Vereniging gespijsd 
zodat kunstwerken konden worden aange-
kocht. Tijdens up-to-dateavonden werd het 
debat over de hedendaagse kunst op het 
scherp van de snee gevoerd. Vooral dankzij 
gewiekst lobbywerk bereikte de Vereniging 
uiteindelijk haar doel: op 1 augustus 1975 
werd het Museum van Hedendaagse Kunst 
(M.H.K.) boven de doopvont gehouden. 
Hoofdconservator werd de 39-jarige kunst-
historicus Jan Hoet, die na een vergelijkend 
examen als meest geschikte kandidaat uit 
de bus was gekomen.
	 De kinderjaren van het M.H.K. verliepen 
bepaald lastig. Over een eigen gebouw 
beschikte het museum niet – het huisde in 
het Museum voor Schone Kunsten (M.S.K.) 
– en de personeelsbezetting liet te wensen 
over. Toch wist Hoet, in nauw overleg met 
de bestuurders van de Vereniging, een ste-
vige collectie uit te bouwen en een boeiend 
en spraakmakend tentoonstellingspro-
gramma op poten te zetten. Inzicht/overzicht 
– Overzicht/inzicht (1979) was een prikke-
lend panorama van de actuele kunst in 
België, Kunst in Europa na ‘68 een beklijven-
de expositie over de hedendaagse Europese 
kunst na de revolte van Mei ‘68. Met de uit-
gave van de eerste volwaardige collectieca-
talogus in 1982, naar aanleiding van een 
expositie van de verzameling van het M.H.K. 
in het Paleis voor Schone Kunsten in 
Brussel, was het succesverhaal compleet.
	 De staf  van het M.H.K. en de beheerraad 
van de Vereniging bleven intussen ijveren 
voor een autonome vestiging van het 
Museum van Hedendaagse Kunst. Tal van 
nieuwe locaties, onder meer in Zwijnaarde, 
het Zuidpark en het Citadelpark kwamen op 
tafel, maar werden weer afgevoerd. De 
impasse leek volledig; het M.H.K. stond in 
die dagen dan ook te boek als het ‘spookmu-
seum’.

1.

Koen Brams/Dirk Pültau: In 1983 treedt in 
Gent een nieuw bestuurscollege aan, samenge-
steld uit mandatarissen van de Christelijke 
Volkspartij (C.V.P., thans CD&V) en de Partij 
voor Vrijheid en Vooruitgang (P.V.V., thans 
Open Vld). Jacques Monsaert (C.V.P.) wordt 
Burgemeester, Georges Bracke (C.V.P.) Schepen 
van Cultuur. De B.S.P. (Belgische Socialistische 
Partij, thans sp.a), de bestuurspartner van de 
C.V.P. van 1977 tot en met 1982, was uit het 
College gewipt en vervangen door de liberalen. 
Had deze bestuurswissel gunstige gevolgen voor 
het dossier betreffende de huisvesting van het 
Museum van Hedendaagse Kunst?
Marc De Cock: Niet echt. Met Monsaert heb 
ik nooit contact gehad. Ik weet niet hoe hij 
tegen de zaak aankeek. Bracke was van 
goede wil, hij bezocht het M.H.K. regelma-
tig en Hoet leek goed met hem op te kunnen 
schieten. Kon de Schepen van Cultuur niet 
genoeg gewicht in de schaal werpen om de 
zaak te deblokkeren? Ik vermoed het.
K.B./D.P.: Veelzeggend is de titel van een ten-
toonstelling die het M.H.K. en de V.M.H.K. in 
1983 organiseren naar aanleiding van de 25e 
verjaardag van de Vereniging: Museum zoekt 
Museum. Op de cover van de gestencilde cata-
logus prijkte een contactadvertentie met de titel 
van de expo.
M.D.C.: We bleven de aandacht vestigen op 
de noodzaak tot de oprichting van een auto-
noom Museum van Hedendaagse Kunst, 
maar er kwam geen schot in de zaak.
K.B./D.P.: Wat behelsde de expositie?
M.D.C.: Het ging om foto’s, plannen en 
documenten over de 25-jarige geschiedenis 

van de V.M.H.K. Talrijke voorstellen voor een 
nieuw museum werden toegelicht, waaron-
der het idee om het M.H.K. op te trekken in 
het Park de Ghellinck in Zwijnaarde. Ook 
andere mislukte plannen om musea te bou-
wen in België kwamen aan bod, waaronder 
de Antwerpse situatie waar het zelfs tot een 
eerstesteenlegging was gekomen in het 
Middelheimpark. Ten slotte werd ook aan-
dacht besteed aan best practices, zoals de 
musea in Humlebaek (Kopenhagen) en 
Mönchengladbach. We hadden daarbij ook 
aandacht voor succesverhalen die geïniti-
eerd waren door onafhankelijke stichtin-
gen, zoals het Musée d’Art Contemporain 
van Duinkerke en het Nouveau Musée in 
Lyon. Waarom was daar wel gelukt wat wij 
reeds 25 jaar nastreefden?
K.B./D.P.: In 1984 lijkt er schot in de zaak te 
komen. In een verslag van de Toezichtscommissie 
van begin dat jaar lezen we de volgende opmer-
kelijke passage: ‘De heer Hoet deelt de vergade-
ring mede dat in 1987 het M.H.K. verhuist 
naar de jaarbeursgebouwen en de velodroom in 
het Citadelpark. Het M.H.K. moet deze ruimten 
delen met het Museum voor Industriële 
Archeologie. Het park zelf  zou eveneens tot 
beeldenpark kunnen omgewerkt worden. De 
heer Hoet stelt nu reeds als voorwaarde dat pas 
na een renovatie de verhuizing zal plaatsvinden. 
Deze renovatie dient in fasen te gebeuren en 
door een architect of  een architectenteam die 
zou moeten gekozen worden in een gezamenlijk 
overleg tussen conservator en commissieleden. 
De heer Hoet waarschuwt voor een politieke 
beslissing in de keuze van een architect en bena-
drukt dat de keuze moet gebeuren door diegenen 
die hiervoor de nodige ervaring bezitten en die 
de behoeften van een museum van hedendaagse 
kunst kennen.’
M.D.C.: Er werden in die jaren voortdurend 
nieuwe mogelijkheden verkend. Steeds weer 
bleken het losse flodders omdat er onvol-
doende draagvlak voor was in het College 
van Burgemeester en Schepenen. De 
Floraliënsite is meermaals genoemd als een 
mogelijkheid, maar ook dat spoor is doodge-
lopen.
K.B./D.P.: Waarom?
M.D.C.: De Floraliënhal was een majestu-
euze ruimte, maar een verbouwing zou tal 
van problemen met zich meebrengen. De 
kosten om van die hallen een museum te 
maken waren exorbitant hoog. Om maar 
een aspect te noemen: het volledige dak 
moest worden vernieuwd. Maar dat was 
slechts één probleem. Op de site waren 
meerdere spelers actief, bijvoorbeeld de ver-
eniging die de wielerwedstrijden organi-
seerde in het Kuipke. Vanuit die groep is 
actief  gelobbyd tegen de verhuis van het 
M.H.K. naar de Floraliën. Verder poogde 
ook het aanpalende congrescentrum zijn 
territorium te verdedigen. Er waren tal van 
krachten werkzaam die de verbouwing van 
de Floraliën tot een Museum van Heden
daagse Kunst blokkeerden, los van het feit 

dat er nooit zicht is geweest op de financiële 
middelen om zulks mogelijk te maken.
K.B./D.P.: De collectie van het M.H.K. is in die 
tijd voortdurend ‘op reis’. In 1983 wordt de 
verzameling getoond in het Musée des Beaux-
Arts de la ville de Mons. Nadien is ze te zien in 
het Musée d’art contemporain Montréal 
(1983), in de Vleeshal in Middelburg (1984) 
en in het Centro de Arte Moderna de Fundaçao 
Gulbenkian in Lissabon (1985).
M.D.C.: Als er voor de verzameling van het 
M.H.K. geen huis werd gebouwd, dan kon 
de collectie altijd elders worden geëxpo-
seerd: dat was zo’n beetje het motto in die 
tijd. De verzameling was echter ook op gere-
gelde tijdstippen in Gent of  omstreken te 
zien. Ik herinner me tentoonstellingen in 
Aalst en – uiteraard – in het tijdelijke onder-
komen in het Museum voor Schone 
Kunsten. Zowel in de eigen zalen als op 
andere locaties heeft de collectie voortdu-
rend in de schijnwerpers gestaan. We von-
den dat zeer belangrijk. Aan de verzameling 
ontleende het M.H.K. ons inziens haar legi-
timiteit.

2.

K.B./D.P.: In 1982 publiceert de Vereniging 
het eerste nummer van een eigen tijdschrift, 
Kunst Nu geheten. Hoe is dat idee ontstaan?
M.D.C.: De Vereniging stuurde reeds gerui-
me tijd maandelijks een ‘circulaire’ naar 
haar leden. Het ging om een gestencilde 
nieuwsbrief  waarin informatie over de 
V.M.H.K. was opgenomen: toelichting bij de 
tentoonstellingen in de lokalen aan de 
Kouter (in het gebouw van de Bank van 
Parijs en de Nederlanden, van 1972 tot 
1980) en aan de Recolettenlei (in het 
gebouw van de Cercle Artistique et Littéraire 
vanaf  1980); info over groepsreizen naar 
exposities, steden en landen; uitleg bij de 
grafiekuitgaven en een heuse agenda van 
tentoonstellingen in binnen- en buitenland. 
Het was steeds een enorme klus om die 
nieuwsbrief  samen te stellen en rond te stu-
ren. Gelukkig kon ik een beroep doen op 
allerlei vrijwilligers: gewetensbezwaarden 
en werklozen, die vrijgesteld waren van 
stempelcontrole om in de Vereniging te 
komen werken. Omstreeks 1981 benaderde 
Leo Van Damme me met het voorstel om de 
nieuwsbrief  voortaan uit te geven in de 
vorm van een tijdschrift. Leo was kunsthis-
toricus; hij was als docent verbonden aan de 
Koninklijke Academie voor Schone Kunsten 
van Gent (K.A.S.K.). 
K.B./D.P.: Wat had Van Damme precies op het 
oog?
M.D.C.: Leo wilde dat het tijdschrift niet 
alleen de voornoemde ingrediënten zou 
omvatten, maar tevens een platform zou 
bieden aan kunstcritici om te reflecteren 
over de kunstactualiteit. Hij argumenteerde 
ook dat het belangrijk was dat de activitei-

ten van de Vereniging beter zouden worden 
gedocumenteerd. Ik was er meteen voor 
gewonnen en met meer goesting dan reali-
teitszin stampten we het tijdschrift uit de 
grond. Leo zette er zich enorm voor in. Het 
eerste nummer van Kunst Nu was meteen 
een schot in de roos; het was haast volledig 
gewijd aan de zevende editie van de 
Documenta (1982). Leo schreef  zelf  tal van 
bijdragen voor Kunst Nu; hij publiceerde 
daarnaast geregeld in Artefactum, het 
kunsttijdschrift dat eind 1983 van start 
ging en waarvan Flor Bex hoofdredacteur 
was. Voor Kunst Nu trok hij ook andere 
auteurs aan, onder wie Stefan Hertmans en 
Wim Van Mulders, eveneens docenten aan 
het K.A.S.K., en Claire Van Damme en Karel 
Boullart, beiden als professor verbonden 
aan de Faculteit Kunstgeschiedenis van de 
Universiteit Gent. Leo had ook goede con-
tacten met kunstenaars, zoals Martin Disler 
en Nicola De Maria. Het was een enorm 
boeiend avontuur. Het tijdschift mocht 
gezien worden. Met Kunst Nu traden we op 
een meer professionele manier in contact 
met ons publiek. 
K.B./D.P.: Betekende de inzet van Leo Van 
Damme een verlichting van je takenpakket?
M.D.C.: Niet echt, want het maken van een 
tijdschrift bracht ook extra werk met zich 
mee. Kunst Nu verschafte informatie over de 
exposities van de Vereniging; voor de betref-
fende tentoonstelling openging, moest tel-
kens een nieuwe editie klaarliggen. Het was 
altijd kantje boordje om alles voor de strikte 
deadline rond te krijgen. Er kwam soms 
nachtwerk bij kijken, maar dat hadden we 
er graag voor over.
K.B./D.P.: Was Van Damme ook betrokken bij 
het tentoonstellingsprogramma van de 
Vereniging in het pand aan de Recolettenlei?
M.D.C.: Voor de exposities tekende in het 
begin van de jaren tachtig een triumviraat, 
bestaande uit André Goeminne, Anton 
Herbert en ikzelf. Mede onder impuls van 
Anton kwamen tentoonstellingen tot stand 
van Giovanni Anselmo, Stanley Brouwn en 
Niele Toroni. André en ik hadden grote 
waardering voor de inbreng van Anton, 
maar het werd van langsom duidelijker dat 
Anton een andere visie had op de werking 
van de Vereniging.
K.B./D.P.: In welke zin?
M.D.C.: Volgens mij streefde Anton ernaar 
om van de Vereniging een centrum voor 
beeldende kunst te maken, dat volledig 
onafhankelijk van het Museum van Heden
daagse Kunst zou opereren. Deels was dat 
reeds het geval. Een autonome raad van 
beheer zag toe op de werking van de 
Vereniging; we beschikten over een eigen 
tentoonstellingsruimte en hadden een zelf-
standig publicatiekanaal, eerst de circulai-
res en daarna Kunst Nu. Over de missie van 
de Vereniging kon evenwel geen misver-

1982-1989: van Recolettenlei naar Hofbouwlaan; over 
Kunst Nu, Initiatief  86 en Chambres d’Amis

Interview met Marc De Cock, oud-voorzitter van de Vereniging voor het Museum van Hedendaagse Kunst van Gent (deel 4)

Floraliënhal, Citadelpark, Gent. Foto: Dirk Pauwels

KUNST NU, tijdschrift van de Vereniging voor het 
Museum van Hedendaagse Kunst, eerste nummer 

(nr. 82.1, juni 1982)
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stand bestaan: het ging om een v.z.w. die 
opkwam voor het Museum van Heden
daagse Kunst. Anton stond eerder het 
Duitse model van de Kunstverein voor – een 
orgaan dat volledig wordt gedragen door 
leden en dat een volstrekt onafhankelijke 
koers vaart. Voor zijn standpunt was er 
geen meerderheid in de schoot van de raad 
van beheer. We wilden wel een zekere mate 
van onafhankelijkheid, maar de band met 
het M.H.K. wilden we niet doorknippen. 
Anton Herbert trok zijn conclusies. Hij ver-
liet de Vereniging en zocht aansluiting bij 
Het Gewad, een stichting voor beeldende 
kunst die reeds in 1980 het levenslicht had 
gezien op initiatief  van Joost Declercq en 
Jan Debbaut. De buitenwereld zag Het 
Gewad als een initiatief  dat wedijverde met 
de Vereniging, maar zelf  hebben we dat 
nooit zo ervaren. We hebben zelfs een ten-
toonstelling in samenwerking gemaakt: 
Cathexis van Joseph Kosuth. De werking 
van Het Gewad was op een volledig andere 
leest geschoeid. Het was juist positief  dat in 
Gent twee zulke verenigingen actief  waren! 
Vanaf  het moment dat Anton de Vereniging 
verlaten had, werd Leo Van Damme betrok-
ken bij de organisatie van tentoonstellin-
gen. In 1983 bijvoorbeeld vonden in onze 
lokalen aan de Recolettenlei exposities 
plaats van Martin Disler, Bill Woodrow, 
Nicola De Maria, John Murphy en Guy 
Mees. Het was een uitstekend programma, 
dat zonder de medewerking van André 
Goeminne en Leo Van Damme niet had 
kunnen worden gerealiseerd. Jammer 
genoeg moesten we het na enige tijd zonder 
Leo zien te rooien.
K.B./D.P.: Wat is er gebeurd?
M.D.C.: In Kunst Nu waren op initiatief  van 
Leo menige artikels verschenen over de wei-
nig rooskleurige situatie van de hedendaagse 
kunst in België. Verschillende auteurs werk-
ten hieraan mee, onder meer Wim Van 
Mulders die een bijtende analyse over kunst-
kritiek schreef. Leo publiceerde ook een 
interview met Jan Dibbets die zich laatdun-
kend uitliet over de Belgische ‘ziekte’. 
Niemand hoefde zich in het bijzonder door de 
artikelenreeks aangevallen te voelen, want 
de serie ging over de Belgische malaise in het 
algemeen. Toch voelde een iemand zich in 
het bijzonder aangesproken: Jan Hoet.
K.B./D.P.: Waarom?
M.D.C.: Hoet vond dat het niet de taak was 
van de Vereniging om het debat over de pro-
blematische omkadering van de heden-
daagse kunst in België op te poken. Hij 
schreef  een brief  aan de Vereniging om te 
laten weten dat zijn medewerkers – Veerle 
Van Durme, Jo Coucke, Norbert De Dauw, 
Rom Bohez – bereid waren om bijdragen te 
leveren aan Kunst Nu. Zo geschiedde. Leo 
droeg weliswaar nog teksten bij aan Kunst 
Nu, maar het leeuwendeel van de artikels 
werd voortaan geleverd door de staf  van het 
M.H.K. Dat was geen slechte zaak, maar het 
feit dat Leo zelf  nog actief  was als medewer-
ker bleef  Hoet dwarszitten. Op een gegeven 
moment riep hij enkele leden van de raad 
van beheer van de Vereniging bijeen en 
bracht hij de rol van Leo Van Damme ter 
sprake. We hadden de keuze: ofwel moesten 
we Leo bedanken voor bewezen diensten, 
ofwel zou Hoet zelf  een eigen Vereniging 
van Vrienden oprichten. Het gevolg was dat 
Leo aan de deur werd gezet – zonder meer 
een zwarte bladzijde in de geschiedenis van 
de V.M.H.K.
K.B./D.P.: Hoe is het mogelijk dat Hoet zijn 
slag thuis haalde? Van Damme was toch een 
gewaardeerd medewerker?
M.D.C.: Niemand wou dat het tot een open-
lijk conflict kwam in de schoot van de 
Vereniging. Het doel – de oprichting van een 
autonoom Museum van Hedendaagse 
Kunst – stond immers voorop. Om de lieve 
vrede te bewaren werd de eis van Hoet inge-
willigd. De defenestratie van Leo Van 
Damme was echter slechts de voorbode van 
nog meer trammelant.
K.B./D.P.: In welke zin?
M.D.C.: Ook de tentoonstellingen van de 
Vereniging waren Hoet een doorn in het oog.
K.B./D.P.: Wat zat hem dwars?
M.D.C.: Een eerste belangrijk punt van kri-
tiek was het grote bedrag dat de Vereniging 
moest ophoesten voor de huur van de loka-
len in de Cercle Artistique et Littéraire. De 
middelen die vroeger konden worden vrijge-
maakt voor de aankoop van kunstwerken, 
gingen nu vrijwel integraal naar de huur en 
de realisering van het tentoonstellingspro-
gramma. In de jaren dat de V.M.H.K. aan de 
Recolettenlei actief  was – tussen 1980 en 

1986 – werd bijgevolg zo goed als geen 
enkel kunstwerk aangekocht. Hoet zag dit 
met lede ogen aan. Voor zijn standpunt was 
zeker begrip op te brengen. Voordien had de 
Vereniging steeds een belangrijke comple-
mentaire rol gespeeld bij de verwerving van 
kunstwerken – de door de V.M.H.K. aange-
kochte werken werden bovendien aan het 
Museum in bruikleen gegeven. Hoets hou-
ding had echter ook andere gronden. De 
Vereniging kon vrijuit kiezen welke exposi-
ties doorgingen in haar ruimten in de 
Cercle; hijzelf  had vaak minder manoeu-
vreerruimte. Omwille van gebrekkige finan-
ciële middelen of  om strategische redenen 
moest hij af  en toe tentoonstellingen orga-
niseren die hem in feite siberisch koud lie-
ten, zoals een expo naar aanleiding van de 
Provinciale Wedstrijd Beeldende Kunst 
(1984), terwijl de V.M.H.K. in die periode 
projecten realiseerde met jonge talenten als 
Philip Van Isacker (eind 1984) en Guy 
Rombouts (begin 1985). Onze vrijheid van 
handelen hinderde hem. In mijn functie als 
voorzitter van de Vereniging kreeg ik het 
soms zwaar te verduren.
K.B./D.P.: Wat gebeurde er dan?
M.D.C.: Als er een vernissage had plaatsge-
vonden in het M.H.K. of  in onze lokalen, 
was het beter om nadien niet af  te zakken 
naar de Hotsy Totsy in de Hoogstraat. Hoet 
kon de tentoonstellingen van de Vereniging 
tot op de grond afbranden. Soms had hij 
gelijk, dat wil ik onmiddellijk toegeven, 
meermaals zocht hij echter spijkers op laag 
water. Aangenaam was het in ieder geval 
niet. Vooral als hij in het gezelschap was 
van enige toehoorders kon Hoet genadeloos 
uithalen. Ik leerde dat het beter was om dat 
soort plaatsen te mijden.
K.B./D.P.: Had jij dan geen medestanders?
M.D.C.: Gelukkig was Karel Geirlandt in die 
dagen vaak in de buurt om dat soort brand-
jes te blussen. Hij wist Hoet steeds tot rust te 
brengen. Ook dokter Maurice Van Gijsegem, 
beheerder van de Vereniging en lid van de 
Toezichtscommissie van het M.H.K., was in 
staat om potentiële conflicten te ontmijnen. 
Hun inbreng was van vitaal belang.
K.B./D.P.: Als voorzitter van de V.M.H.K. 
stond jij natuurlijk voortdurend in contact met 
de conservator van het Museum. Hoe verliepen 
de reguliere gesprekken met Hoet?
M.D.C.: Ik vond een oplossing. Als Jan niet 
in het buitenland was, toefde hij haast per-
manent in het Museum, ook op zondagmid-
dag. Op zulke momenten was het mogelijk 
om rustig met hem van gedachten te wisse-
len. Talloze malen heb ik op zondagen met 
hem ideeën kunnen aftoetsen. Zouden we 
die kunstenaar benaderen? Wat denk je van 
die spreker? Op die vragen kwamen dan 
welwillende en interessante suggesties. De 
gesprekken verliepen haast altijd in een 
goede sfeer. Het was echter genoeg dat 
iemand in de buurt was om de gedachtewis-
seling te doen keren.
K.B./D.P.: In 1986 komt een einde aan het 
avontuur aan de Recolettenlei. De V.M.H.K. 
betrekt vanaf  dat jaar een ruimte aan de 
Hofbouwlaan. Hoe is die beslissing tot stand 
gekomen?
M.D.C.: We hadden met de Cercle een con-
tract van 3-6-9 jaar afgesloten. Het was dus 
mogelijk om tot een beëindiging over te 
gaan op het einde van het zesde jaar. De 
hoge kosten die aan de huur en de exploita-
tie verbonden waren, vormden de belang-
rijkste reden om de Cercle Artistique et 
Littéraire de rug toe te keren. Bovendien 
deed zich een kans voor: Hoet had een bijko-
mende ruimte in het Museum voor Schone 
Kunsten weten te bemachtigen, met een 
eigen ingang via de Hofbouwlaan. In dat 
lokaal konden we al onze activiteiten – 
inclusief  tentoonstellingen – voortzetten. 
Bovendien konden we opnieuw kunstwer-
ken aankopen en de werking van het M.H.K. 
ondersteunen. Dat was een belangrijke 
overweging. Toch zijn we niet over een 
nacht ijs gegaan. Verschillende bestuurders 
zagen de mogelijke inmenging van Jan niet 
zitten. Uiteindelijk zijn we overstag gegaan.
K.B./D.P.: Hoe verliep de ‘cohabitatie’?
M.D.C.: We liepen Jan vaker tegen het lijf; 
dat kon ook moeilijk anders gezien hij haast 
24 uur op 24 in het Museum was. Er waren 
fricties, dat kan ik niet ontkennen, maar 
alles hing af  van de stemming van het 
moment. Anderzijds waren er ook nieuwe 
kansen. Voor de realisering van het ten-
toonstellingsprogramma konden we een 
beroep doen op de staf  van het museum. 
Was er een probleem, dan vonden we altijd 
een luisterend oor bij Rom Bohez. Hij ver-

richtte talloze hand-en-spandiensten in de 
Vereniging. 
K.B./D.P.: Poogde Hoet het beleid van de 
V.M.H.K. te beïnvloeden?
M.D.C.: Ja. Hij oefende soms zware druk uit 
en we zijn vaak op zijn marsorders inzake 
tentoonstellingen, aankopen en edities 
ingegaan. Een bijkomend probleem was dat 
de geldstromen tussen de Vereniging en het 
Museum confuser werden na de verhuis 
naar de Hofbouwlaan. Sommige subsidies 
werden door de V.M.H.K. aangevraagd, 
maar kwamen volledig ten goede aan de 
werking van het Museum.
K.B./D.P.: Waarom?
M.D.C.: Het Museum was als stedelijke 
instelling aan meer regels gebonden dan de 
Vereniging. De afhandeling van een aan-
koop van een kunstwerk door het Museum 
had enorm veel voeten in de aarde. Via de 
Vereniging was de lange weg langs de stede-
lijke administratie helemaal niet nodig. De 
sluipweg die de V.M.H.K. bood, was zeker 
verdedigbaar, maar vanaf  een gegeven 
moment was het niet meer volledig duide-
lijk op welke bedragen de V.M.H.K. zélf  aan-
spraak kon maken. Dat zorgde geregeld 
voor heftige discussies. Na verloop van tijd 
was het Hoet om de volledige controle over 
de V.M.H.K. te doen. Op dwingende wijze 
stelde hij namen van personen voor die vol-
gens hem moesten worden benaderd om lid 
te worden van de raad van beheer van de 
Vereniging. Vaak gingen we akkoord. Het 
belette Hoet niet om ook met deze nieuwe 
bestuurders in de clinch te gaan. Sommige 
beheerders hebben na verloop van tijd de 
Vereniging verlaten nadat ze met hem in 
aanvaring waren gekomen.

3.

K.B./D.P.: 1986 is een grand crujaar, zowel 
voor de Vereniging als voor het Museum van 
Hedendaagse Kunst. De V.M.H.K. staat mee 
aan de wieg van Initiatief  86, een grote waaier 
van tentoonstellingen tijdens de zomer van 
1986. Het Museum van Hedendaagse Kunst 
organiseert zelf  Chambres d’Amis, de meest 
spraakmakende tentoonstelling die onder het 
bewind van Hoet gerealiseerd is. Hoe was de 
Vereniging bij Initiatief betrokken geraakt?
M.D.C.: Initiatief  was in 1984 ontsproten 
aan het brein van Walter De Wilde, die aan 
het hoofd stond van het Cultureel Comité 
Sint-Amandsberg. Ik kende Walter al van 
lang voordien en had ook reeds met hem 
samengewerkt bij het opzetten van klein-
schalige kunstprojecten. Walter beoogde een 
tijdelijke bundeling van alle organisaties die 
in het Gentse met beeldende kunst bezig 
waren. Wie was er onder meer bij betrokken? 
Amarant, Honest Arts Movement, At Work, 
XYZ Fotografie, de Galerie William Wauters… 
Het resultaat was de vzw Initiatief  85 waar-
van Walter voorzitter werd. De bedoeling 
was om in 1985 een grootschalig evenement 
te laten plaatsvinden om de Belgische kunst 
in de schijnwerpers te zetten. Snel werd dui-
delijk dat 1985 te vroeg kwam. De zomer 
van 1986 was wel haalbaar.
K.B./D.P.: In de catalogus van Initiatief  86 
word jij vermeld als voorzitter. Hoe was die 
voorzitterswissel tot stand gekomen?
M.D.C.: Er waren spanningen gerezen tus-
sen een aantal bestuursleden. Walter had 
nog nooit leiding gegeven aan zo’n grote 
groep; hij had ook een eigen stijl die niet bij 
iedereen even goed viel. Zelf  had ik geen pro-
bleem met hem, ik was reeds vertrouwd met 
zijn aanpak en ik had respect voor zijn gedre-
venheid. Op een gegeven moment ben ik dan 
naar voor geschoven als consensusfiguur. 
Onder enige druk aanvaardde ik het voorstel 
om voorzitter te worden. De andere 
bestuurstaken werden verzorgd door Daan 
Rau van Amarant (secretaris), Joos Claus 
(Gele Zaal, penningmeester), Freddy Roels 
(C.D. vzw, ondervoorzitter) en Richard 
Foncke (Richard Foncke Gallery, ondervoor-
zitter). Een van de eerste acties die we opzet-
ten was ‘Pas de Belges à Paris’: met onder 
meer affiches stelden we het feit aan de kaak 
dat er geen Belgische deelnemers waren 
geselecteerd voor de Nouvelle Biennale de 
Paris (1985). Het vestigen van de aandacht 
op de Belgische kunst was immers een 
belangrijk oogmerk van Initiatief. Op dat 
moment was ook reeds het idee gerezen om 
een aantal buitenlandse curatoren uit te 
nodigen om een grote expo met Belgische 
kunstenaars samen te stellen.
K.B./D.P.: Van wie kwam het idee om buiten-
landse tentoonstellingsmakers te benaderen?

M.D.C.: We hebben talloze keren vergaderd. 
Uiteindelijk kwam dat voorstel uit de bus. 
Joost Declercq, die in de ruimten van Het 
Gewad inmiddels met een galerie begonnen 
was, had hier zeker mede de hand in. Als 
vertegenwoordiger van de Vereniging was 
ik die optie ook zeer genegen. In het prille 
begin werd voorgesteld om Jean-Hubert 
Martin, Harald Szeemann en Gosse 
Oosterhof  te contacteren. Harald Szeemann 
reageerde als eerste zeer enthousiast. We 
nodigden hem uit om naar Gent af  te rei-
zen. De voorbereiding van Szeemanns twee-
daagse bezoek werd door de Vereniging 
waargenomen. Ik heb hem persoonlijk 
rondgeleid; we brachten onder meer een 
bezoek aan het M.H.K. waar Jan Hoet ons 
op zeer ontspannen wijze verwelkomde. 
K.B./D.P.: Hoe werd het bezoek van Szeemann 
en de andere twee curatoren voorbereid?
M.D.C.: Alle deelnemende verenigingen 
hadden lijsten opgesteld met namen van 
‘jonge’ kunstenaars – de richtlijn was dat zij 
niet ouder mochten zijn dan 35 jaar We 
vroegen hen om portfolio’s in te sturen. De 
dossiers lagen bij de Vereniging ter inzage 
van de drie curatoren. We hebben daar onze 
handen mee vol gehad. Szeemann bekeek ze 
als eerste. Hij maakte zelfs een voorlopige 
selectie, maar haakte toen af. 
K.B./D.P.: Waarom?
M.D.C.: Hij liet ons weten dat hij te veel 
ander werk had. Hij stelde Johannes 
Cladders voor als zijn vervanger, maar ook 
die had geen tijd. Uiteindelijk vonden we 
Kasper König bereid om het derde luik van 
de tentoonstelling, naast die van Martin en 
Oosterhof, voor zijn rekening te nemen. De 
drie curatoren bepaalden geheel eigen-
machtig hun deel van de tentoonstelling. Ze 
nodigden zelf  ook kunstenaars uit die geen 
dossier hadden ingestuurd en die in som-
mige gevallen ouder waren dan 35. 
Uiteindelijk werd die leeftijdsgrens helemaal 
verlaten en omvatte de tentoonstelling ook 
werk van één overleden kunstenaar: René 

‘Pas de Belges à Paris’, kleine affiche uitgedeeld als 
vlugschrift om te protesteren tegen de afwezigheid 

van Belgische kunstenaars op de ‘Nouvelle Biennale 
de Paris’ (1985)

werk van René Heyvaert in Initiatief 86 (scenografie: 
Robbrecht & Daem), Sint-Pietersabdij, Gent, 1986
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Heyvaert, die gekozen was door Kasper 
König. De expo in de Sint-Pietersabdij was 
de centrale manifestatie van Initiatief; in de 
marge daarvan zetten alle deelnemende 
kunstverenigingen tentoonstellingen op. In 
onze lokalen aan de Hofbouwlaan vond bij-
voorbeeld een solotentoonstelling van Leo 
Copers plaats. Daarnaast stonden we ook in 
voor een expo op een gelegenheidslocatie, 
namelijk de balzaal van het Hotel d’Hane-
Steenhuyse in de Veldstraat waar we 
Barthel Ritzen en Ludwig Vandevelde een 
podium boden. Geheel Gent stond in het 
teken van de beeldende kunst in de zomer 
van 1986. Het was echt een uniek gegeven. 
Positief  was dat ook de kunstenaars zich 
niet onbetuigd lieten. In de Vooruit werd 
Initiatief  d’amis georganiseerd en in een 
fabrieksruimte aan de Drongensesteenweg 
vond Antichambre plaats, een expo waaraan 
meer dan honderd kunstenaars deelnamen. 
Kortom, Gent was voor even de navel van de 
wereld van de beeldende kunst in België en 
ver daarbuiten.
K.B./D.P.: Het was ongetwijfeld een krachtinspan-
ning om dat allemaal voor mekaar te krijgen…
M.D.C.: Dat kan je wel zeggen. Gelukkig 
konden we in de laatste rechte lijn een 
beroep doen op twee jonge krachten, eerst 
Bart De Baere en vervolgens Bart Cassiman, 
die telkens drie maanden in dienst kwamen. 
Hun inbreng was van groot belang om de 
tentoonstelling in de abdij en de begeleiden-
de catalogus in goede banen te leiden.
K.B./D.P.: Naast de groepstentoonstelling van 
König, Martin en Oosterhof  in de Sint-Pieters
abdij vindt ook Chambres d’Amis plaats. Het 
idee voor die tentoonstelling dateerde ook van 
1984. In een verslag van de Toezichtscommissie 
van 4 februari 1984 wordt het volgende gesteld: 
‘Hoet stelt voor om in 1985, naar aanleiding 
van het 10-jarig bestaan van het Museum en in 
navolging van de tentoonstelling Kunst in 
Europa na 1968 van 1980, een tentoonstelling 
te organiseren rond de idee om in +/- 40 huizen 
van particulieren, kunstenaars uit België en 
daarbuiten aan het werk te stellen.’ 
M.D.C.: Het was inderdaad de bedoeling dat 
Chambres d’Amis in 1985 zou plaatsvinden. 
Die timing bleek te optimistisch. Hoet had 
net als wij een te krappe deadline vooropge-
steld.
K.B./D.P.: Waren Initiatief en Chambres 
d’Amis van bij het begin geconcipieerd als 
parallelle evenementen?
M.D.C.: Neen, totaal niet. Beide manifesta-
ties ontstonden los van elkaar, maar door 
omstandigheden die ik reeds geschetst heb, 

vonden ze beide in de zomer van 1986 
plaats. Het was in zekere zin een voordeel 
dat de twee evenementen op hetzelfde 
moment plaatsgrepen. Zo konden de 
inspanningen inzake promotie worden 
gebundeld. Anderzijds hadden we daar ook 
wel enige schrik voor. Hoe zou Initiatief zijn 
eigenheid kunnen bewaren? Dat was een 
grote zorg gezien Hoets exuberante com-
municatiestijl. Wellicht heeft een groot deel 
van het publiek het beeld overgehouden dat 
zowel Initiatief als Chambres d’Amis door 
hem waren geconcipieerd. Dat was in zeke-
re zin onvermijdelijk.
K.B./D.P.: Opvallend in dat verband is dat de 
catalogus van Initiatief  uit vijf  delen bestaat. 
Aan de drie tentoonstellingsluiken die door de 
buitenlandse curatoren zijn verzorgd, is telkens 
een apart catalogusdeel gewijd. Het vierde deel 
is de algemene inleiding. Voor het vijfde deel 
tekent… Jan Hoet. 
M.D.C.: Aanvankelijk was geopperd om 
Hoet te vragen om een vierde tentoonstel-
lingsluik te verzorgen in de Sint-Pietersabdij, 
naast die van König, Martin en Oosterhof. 
De drie buitenlandse tentoonstellingsma-
kers waren evenwel van mening dat het 
beter was dat Hoet in eigen huis een selectie 
uit de collectie van het M.H.K. zou presente-
ren. Na veel overleg stemde Hoet daarmee 
in. De tentoonstelling van de verzameling in 
het M.H.K. was het onderwerp van Hoets 
aandeel in de catalogus van Initiatief.
K.B./D.P.: Hoe verliep de samenwerking met 
Hoet?
M.D.C.: Zoals gebruikelijk waren er heel wat 
spanningen. Op organisatorisch vlak was 
het in ieder geval een probleem. Hoe moes-
ten de inkomsten van de ticketverkoop wor-
den verdeeld? Uiteindelijk werd beslist om 
alle inkomsten naar het Museum van 
Hedendaage Kunst te draineren. Dat was 
een verdedigbare oplossing, maar het bete-
kende een financiële strop voor de v.z.w. 
Initiatief. Het was slechts het begin van wat 
op een financiële nachtmerrie is uitgedraaid.
K.B./D.P.: Hoezo?
M.D.C.: Er waren subsidies beloofd door 
onder meer de Communauté française de 
Belgique, maar die hebben we nooit ont-
vangen. Sponsor Marc Hostettler van de 
Zwitserse galerie Média en het legendari-
sche Furkapas-kunstinitiatief  trok zich 
terug omdat zijn naam niet in alle publieke 
communicatie was vermeld. Sommige 
kunstwerken, zoals Luc Deleus Demonstratie 
van schaal en perspectief – twee gigantische 
elektriciteitsmasten op het Sint-Pietersplein 
– kostten meer dan verwacht. Ook de cata-
logus was duurder omdat er voortdurend 
veranderingen werden aangebracht. In al 
de jaren dat ik secretaris en voorzitter van 
de Vereniging was geweest, had ik nooit met 
financiële moeilijkheden te maken gehad. 
De geldproblemen van Initiatief  waren ech-
ter niet meer te overzien. Uiteindelijk is de 
v.z.w. in vereffening moeten gaan. Aan die 
tijd denk ik minder graag terug.
K.B./D.P.: Wat is jouw artistieke eindevaluatie 
van de Gentse zomer van 1986?
M.D.C.: Chambres d’Amis was een prachtig 
project. Het was een schot in de roos, zowel 
voor het M.H.K. als voor zijn conservator. 
Hoets reputatie was gevestigd en dat was 
niet meer dan terecht. Verschillende werken 
konden aan de verzameling worden toege-
voegd, onder meer van Günther Förg, 
Helmut Middendorf  en Oswald Oberhuber. 
Ook de grote tentoonstelling in de Sint-
Pietersabdij was een voltreffer. De interven-

ties van de drie buitenlandse curatoren – 
vooral die van Kasper König – waren 
bijzonder geslaagd. We hadden bovendien 
ons doel bereikt. De Belgische kunst was tot 
ver buiten de landgrenzen een begrip 
geworden. Jaren nadien plukten velen de 
vruchten van onze inspanningen. Dat gold 
overigens niet alleen voor de Belgische kun-
stenaars, maar ook voor tal van andere 
betrokkenen, onder wie De Baere, die in 
dienst kwam van het M.H.K., en Cassiman, 
die een functie in het Paleis voor Schone 
Kunsten van Brussel aangeboden kreeg. 

4.

K.B./D.P.: Ondanks het grote succes van 
Chambres d’Amis en Initiatief  86 kwam er 
geen oplossing voor de behuizing van het 
Museum van Hedendaagse Kunst. Heb je daar 
een verklaring voor?
M.D.C.: In 1986 werd de Sint-Pietersabdij 
opnieuw genoemd als locatie voor het 
M.H.K. Men had de geslaagde opstelling 
van hedendaagse kunstwerken in de abdij 
kunnen aanschouwen en even leek dat de 
geesten te inspireren. Ook deze vlam doofde 
even snel weer uit als ze was aangestoken. 
Jan Hoet was niet zo enthousiast over het 
voorstel. Waren er voldoende mogelijkhe-
den om de abdij – een beschermd monu-
ment – volledig aan te passen om er een 
museum van hedendaagse kunst in onder 
te brengen? Het dossier van de autonome 
locatie van het M.H.K. bleef  aanslepen.
K.B./D.P.: Begin 1986 was Karel Geirlandt 
opgestapt als directeur-generaal van de Vereni
ging voor Tentoonstellingen van het Paleis voor 
Schone Kunsten om als ‘opdrachthouder’ in 
dienst te treden van Vlaams Gemeenschaps
minister van Cultuur Patrick Dewael. Verwacht
ten jullie dat deze carrièreswitch gunstig zou 
uitpakken voor het M.H.K.?
M.D.C.: We hebben zeker hoop gesteld op 
Geirlandt en Dewael, maar om te beginnen 
was het M.H.K. een stedelijke instelling, 
geen Vlaamse. Er is overwogen om na te 
gaan of  het Museum als Vlaamse instelling 
zou kunnen worden erkend. Ik weet niet 
meer precies hoe dat schip is gestrand.

K.B./D.P.: Haalde het M.H.K. dan geen enkel 
profijt uit de nieuwe functie van Geirlandt?
M.D.C.: Toch wel. Ik ben ervan overtuigd 
dat Karel een rol heeft gespeeld bij de ‘beke-
ring’ van Patrick Dewael tot de hedendaag-
se kunst. Toen Dewael bovendien het plan 
ontvouwde om kunst en cultuur een steun-
tje in de rug te bieden en daartoe de cam-
pagne ‘Vlaanderen leeft!’ op poten zette, 
werd het M.H.K. daar zeer nauw bij betrok-
ken. In 1988 kon het Museum aldus 
opnieuw groots uitpakken met het tweeluik 
Confrontatie & Confrontaties – een tentoon-
stelling met jonge Belgische kunstenaars – 
en Collectie & Collecties – een presentatie 
van de collectie van het M.H.K. en werken 
uit privébezit. Confrontatie & Confrontaties 
vond plaats in het M.H.K.; Collectie & 
Collecties in de Floraliënhal. Het waren alle-
bei indrukwekkende manifestaties.
K.B./D.P.: Een infrastructurele doorbraak bleef  
evenwel uit. 
M.D.C.: Ja, het heeft niet mogen zijn. Karel 
overleed op 11 mei 1989, amper zeventig 
jaar oud. Zijn heengaan was een enorme 
klap voor zijn familie en voor ons, zijn vrien-
den, maar ook voor kunstminnend België 
en al helemaal voor de Vereniging die hij in 
1957 had opgericht. De opening van Hoets 
belangrijke tentoonstelling Open Mind 
(Closed Circuits). Hommage aan Vincent (15 
april – 25 juni 1989) had hij nog kunnen 
bijwonen. Ook Hoets benoeming tot artis-
tiek leider van Documenta IX was hem nog 
ter ore gekomen, maar nauwelijks later is 
hij gestorven. Met de dood van Karel 
Geirlandt was een belangrijk hoofdstuk van 
de geschiedenis van de Vereniging tot een 
abrupt einde gekomen.

wordt vervolgd

Transcriptie: Eva Decaesstecker
Redactie: Koen Brams

	 * 	De eerste drie delen van het interview met 
Marc De Cock, over de periodes 1961-1965, 
1965-1974 en 1974-1982, werden gepubli-
ceerd in De Witte Raaf nrs. 168, 171 en 180.

Niele Toroni

bijdrage aan Chambres d’Amis, woning Paul 
Robbrecht en Hilde Daem, Gent, 1986

zicht op ‘Collectie & Collecties’, Floraliënhal, Gent, 1988, met ‘La colonne pour la 
Villa Adriana’ (1979 ) van Anne & Patrick Poirier. Foto: Dirk Pauwels

zicht op ‘Collectie & Collecties ‘, Floraliënhal, Gent, 1988
links: Amédée Cortier, Wand I (F.H. 1-10), 1970 / centraal: Anne & Patrick Poirier, 

‘La colonne pour la Villa Adriana’, 1979 / achteraan in de verte: Panamarenko, 
The Aeromodeller, 1969-1971. Foto: Dirk Pauwels 

zicht op ‘Collectie & Collecties ‘, Floraliënhal, Gent, 1988
vooraan v.l.n.r.: werk van Jean Milo, Lucebert, Jan Cobbaert en Germaine Richier

achteraan: werk van Octave Landuyt. Foto: Dirk Pauwels
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Ondertussen
den van deze criminele praktijken. Erger nog, met de huidi-
ge wetgeving riskeert een klokkenluider als Antoine Deltour 
een gevangenisstraf  tot tien jaar, zoals uit het pas afgelopen 
LuxLeaksproces bleek, terwijl een medaille voor burgerzin 
eerder op zijn plaats zou zijn. Het is overigens zeer de vraag 
of  de maatregelen die overheden in de gauwte nemen na 
het aan het licht treden van dergelijke schandalen in de toe-
komst zullen verhinderen dat belangwekkende geldstromen 
aan de aandacht van belastingdiensten ontsnappen – en 
zelfs in hoeverre dat effectief  ook de bedoeling is. Uit de 
Panama Papers blijkt onder meer dat het verhandelen van 
kunst tussen, vaak tijdelijk opgerichte, offshorebedrijven 
een uiterst geschikte methode is om ongemerkt (crimineel) 
kapitaal weg te sluizen. Een gevolg is dat van veel belang-
rijke kunstwerken intussen de eigenaar niet meer gekend is, 
en vaak zelfs niet geweten is waar ze zich bevinden. Veel van 
die kunst verblijft jarenlang in een zogenoemde freeport, een 
plek waar kunst anoniem en belastingvrij kan worden 
opgeslagen. Het gaat om kunstwerken van zeer grote gelde-
lijke waarde, en bijgevolg niet zelden om belangrijke werken 
uit de oeuvres van beroemde negentiende- en twintigste-
eeuwse kunstenaars. Het is in deze tijden bijna ondenkbaar 
dat er op internationaal niveau de politieke wil zou bestaan 
om aan dit soort ‘kunsthandel’ paal en perk te stellen. 
Hoogstwaarschijnlijk zouden de prijzen dan immers binnen 
de kortste keren in elkaar stuiken en zou (op zijn minst dit 
segment van) de kunstmarkt een zware klap krijgen. Voor 
wie meent dat deze kunstwerken deel uitmaken van het 
publieke erfgoed is er echter geen alternatief  scenario denk-
baar. (Meer details over transacties van kunstwerken zijn te 
lezen in het artikel Ook kunst gaat offshore dat op 8 april ver-
scheen op trouw.nl.) (D.M.)

UNCOVERED: kunstenaarseditie van daklozenkrant. 
Op do 14 april werd in projectruimte Q46 in Antwerpen 
UNCOVERED voorgesteld, een eenmalige kunstenaarsedi-
tie van de tien jaar geleden ter ziele gegane Daklozenkrant. 
De publicatie vormt het sluitstuk van een sociaal-artistiek 
project van kunstenaar Pierre Mertens en fotograaf  Dries 
Segers. Een ander onderdeel bestond uit de notariële ver-
koop van ‘dakloze plaatsen’ in de Antwerpse binnenstad. 
De kunstenaarseditie UNCOVERED bevat werk van onder 
anderen Dirk De Wachter, Erik Vlaminck, Fred Bervoets, 
Guillaume Bijl, J.M.H. Berckmans, Jeroen Olyslaegers, Koen 
Vanmechelen, Maarten Inghels, Marc Schepers, Maud 
Vanhauwaert, Nel Aerts, Ria Pacquée, Tom Lanoye en Vaast 
Colson. Ze wordt verkocht voor een minimumprijs van twee 
euro op straat, en minimum twintig euro in de handel. De 
opbrengst gaat naar thuis- en daklozen. (q46.be)

Contemporary Art Heritage Flanders lanceert reeks 
publicaties over het hedendaagse verzamelen. 
Contemporary Art Heritage Flanders (CAHF), het samen-
werkingsverband van de vier Vlaamse musea die heden-
daagse kunst verzamelen (S.M.A.K., Mu.ZEE, Middelheim
museum en M HKA), start onder de titel Cave een reeks 
publicaties over het hedendaagse verzamelen. De reeks ver-
trekt van enkele centrale vragen, waarbij op de achtergrond 
de toenemende argwaan speelt tegenover het besteden van 
gemeenschapsgeld aan kunst. Waarom, voor wie, en op 
welke manier moeten publieke musea hedendaagse kunst 

verzamelen? Wat zijn zinvolle strategieën voor de omgang 
met bestaande collecties? Wat is de rol van het museum 
voor hedendaagse kunst? Cave geeft telkens aan een tiental 
historici, curatoren, kunstenaars en andere denkers de 
opdracht om een concreet scenario uit te werken voor de 
hedendaagse collectie. Dit kan de vorm aannemen van fic-
tie, essays, kunsthistorische casestudies, de herpublicatie 
van archiefdocumenten, interviews, kunstenaarsbijdra-
gen. Het eerste nummer (Mapping the) Territory kwam uit 
in april en bevat bijdragen van Beirut, Clémentine Deliss, 
Kersten Geers, Jef  Geys, Anders Kreuger, Maarten 
Liefooghe, Jens Maier-Rothe, Doris Maninger, Winke 
Noppen, Louise Osieka, Jasper Rigole, Marije Sennema, Els 
Silvrants-Barclay, Maarten Van Den Driessche, Richard 
Venlet en Pieternel Vermoortel. (cahf.be)

Landelijke spreiding van hedendaagse kunst in 
Vlaanderen en Brussel. Kunstenpunt en het cultuurtijd-
schrift rekto:verso presenteerden zopas de resultaten van een 
gezamenlijk onderzoek over de spreiding van de kunsten in 
Vlaanderen en Brussel. Wouter Hillaert stelt hierin onder 
meer vast dat de culturele centra veel minder aandacht heb-
ben voor beeldende kunst dan voor bijvoorbeeld muziek en 
theater. Er zijn slechts dertien centra met minimaal twee 
eigen tentoonstellingen per jaar en van hun middelen beste-
den zij amper twee tot zeven procent aan beeldende kunst. 
Negentig procent van de culturele centra zou niet uitgerust 
zijn voor de presentatie van beeldende kunst. Hillaert merkt 
voorts op dat veel van de gerealiseerde projecten in gemeen-
ten en kleinere steden zich enten op lokale geschiedenis of  
mee gedefinieerd worden door lokale bewoners. Juist daar-
mee onderscheiden ze zich van presentaties beeldende kunst 
in de grootstedelijke musea en galeries. Daarbij dreigt echter 
wel eens het gevaar dat beeldende kunst door de lokale 
besturen wordt ingeschakeld voor andere beleidsdoelen, 
zoals toerisme, stadsvernieuwing of  sociale cohesie. Een 
fundamenteel probleem voor de cultuurbeleidscoördinato-
ren is het vinden van het nodige budget. Tot op heden waren 
het vooral de provincies die dergelijke projecten mogelijk 
maakten. Het wegvallen van de provincies zal de landelijke 
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Nieuws
Panama Papers en de kunstmarkt. Kapitaal versluizen 
naar belastingparadijzen is in de geglobaliseerde markteco-
nomie een financiële discipline op zich geworden. Dat 
maakte het verschijnen van de Panama Papers voor een 
zoveelste keer duidelijk. Al even klaar is het feit dat natio-
nale en supranationale overheden niet, of  op zijn minst niet 
goed, in deze materie zijn ingevoerd, en falen in het bestrij-

Amadeo Modigliani

Zittende man leunend op een stok, 1918

Dankzij de Panama Papers is nu, na bijna twee decennia, achterhaald wie het 
werk in handen heeft. Het werd begin april in beslag genomen bij een bedrijf  in 

Genève waar goederen belastingvrij kunnen worden opgeslagen.

Benefit auction of exceptional art by more than 100 international artists

A City is Not a Road – Artists for Ringland

22 May 2016, 4pm

acityisnotaroad@gmail.com 
www.ringland.be

Veilinghuis Bernaerts
Verlatstraat 16–22, 2000 Antwerp

Een werk van Jonas Vansteenkiste op Citadel’arte 2014 in Diest
© Iris Verhoeyen

Vergeleken met theater of  muziek loopt de landelijke verspreiding van heden-
daagse beeldende kunst ver achter.
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Call for applications 2016–2017

MASTER OF 
FINE ART 

LUCA School  
of Arts –  
Campus 
Sint-Lukas 
Brussels

    In contemporary  
   art the individual
    development of 
    an artistic po- 
sition is based on a permanent process of 
critical (self-)reflection. In order to be-
come a ‘professional’ artist, students have 
to learn to position themselves critically. 
This is the core of the Master program in 
Fine Art at LUCA Brussels.
 In this course students focus on 
their individual artistic development and 
practice. Based on personal interests  
and aspirations, they work on self-initiated 
projects according to professional stan-
dards. The Fine Art master’s studio  
at LUCA Brussels is not medium-specific; 
all major media in the field of contempo-
rary art are supported. Besides receiving 
individual counseling, students partici- 
pate in studio-related theoretical 
seminars.
 

 The MFA program also focuses 
on developments and activities within  
the contemporary art scene. Exhibitions are 
visited and discussed; students meet with 
artists, curators and other actors within the 
national and international art scene. 
Through these additional activities they 
develop a critical and reflective attitude 
towards the world of contemporary art.

 Tutors: 
Anne Daems, Aglaia Konrad, Mitja Tušek, 
Camiel Van Winkel, Richard Venlet

 Recent guests: 
Guillaume Bijl, Koenraad Dedobbeleer, Mark Geffriaud, 
Martin Germann, Melissa Gordon, Caroline Dumalin, 
Joris Kritis, Michael Van Den Abeele, More Publishers, 
Pieternel Vermoortel, Michel François, Harald Thys  
& Jos Degruyter, Valérie Mannaerts,
Pierre Leguillon, Lisette Smits 
a.o. 

 LUCA Brussels
 Paleizenstraat 70 
 1030 Brussels
 www.luca-arts.be 

 For more information please
 contact our international office: 
 T +32 2 250 11 14
 wim.aerts@luca-arts.beIm
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spreiding van beeldende kunst daarom nog verder hypothe-
keren. Of  het nieuwe ‘regionaal decreet’ van cultuurminis-
ter Sven Gatz daaraan zal verhelpen, is volgens Hillaert nog 
zeer de vraag. Voor de toekomst zouden gemeenten en hun 
culturele centra vooral moeten inzetten op samenwerking. 
(rektoverso.be en dossiers.kunsten.be/spreiding)

The Vincent Award 2016 gaat niet door. De internatio-
nale jury en organisatoren van The Vincent Award maak-
ten begin april bekend dat The Vincent Award 2016 niet 
door zal gaan. In januari kondigden de kunstenaars Jutta 
Koether en Nairy Baghramian aan dat ze zich terugtrokken 
als genomineerden, de eerste om privéredenen, de tweede 
omwille van een (juridisch) geschil tussen kunstenaar 
Danh Vo en de verzamelaar Bert Kreuk. De jury (Sabine 
Folie, onafhankelijk curator, Wenen; Hubertus Gaßner, 
directeur Hamburger Kunsthalle; Julia Peyton-Jones, direc-
teur Serpentine Galleries, Londen; Jaroslaw Suchan, direc-
teur Muzeum Sztuki, Lodz; Benno Tempel, directeur 
Gemeentemuseum Den Haag) meent dat de intenties van de 
prijs hierdoor in het gedrang worden gebracht en dat dit 
zelfs een negatief  effect kan hebben voor de genomineerde 
kunstenaars. In 2018 zal een nieuwe editie van The Vincent 
Award worden georganiseerd. (thevincentaward.com)

Wiki Loves Art! Tijdens de zomermaanden organiseert 
Wikimedia België in samenwerking met onder meer PACKED 
en FARO de eerste Belgische editie van Wiki Loves Art. Dit pro-
ject is een uitnodiging aan het publiek om foto’s te maken van 
(een selectie van) collectievoorwerpen uit musea in 
Vlaanderen, Brussel en Wallonië. Die foto’s worden vervol-
gens opgeladen in het beeldarchief  van Wikipedia, en komen 
beschikbaar onder een vrije licentie. Wiki Loves Art is begon-
nen in de Verenigde Staten, en daarna succesvol overgebracht 
naar het Verenigd Koninkrijk en Nederland. Wiki Loves Art 
spoort musea aan om (amateur)fotografen in hun huizen uit 
te nodigen. De fotografen werken gratis, maar ze maken wel 
kans op een prijs. Wikimedia Commons is een (van de groot-
ste) onlinemultimediabibliotheken en bevat meer dan 30 mil-
joen mediabestanden die gebruikt kunnen worden op 
Wikipedia en daarbuiten. Meer info via wikilovesart.be.

Dr. A.H. Heinekenprijs voor de Kunst 2016 toegekend 
aan Yvonne Dröge Wendel. De Nederlandse beeldend kun-
stenaar Yvonne Dröge Wendel (Karlsruhe, 1961) zal op 29 
september de vijftiende Dr. A.H. Heinekenprijs voor de Kunst 
in ontvangst mogen nemen. Volgens de jury (voorzitter Kitty 
Zijlmans, Catherine David, Wendelien van Oldenborgh, Carla 
Sieburgh en Steven ten Thije) onderzoekt Dröge Wendel op 
een speelse, filosofische manier hoe objecten het gedrag van 
mensen beïnvloeden. Zij maakte bijvoorbeeld een zwarte bal 
van drieënhalve meter doorsnee die door het publiek door de 

straten wordt voortgeduwd. Haar onderzoek naar het relatio-
nele en performatieve vermogen van objecten past bij actuele 
vragen over onze relatie tot de wereld, aldus de jury. Met de 
toewijzing van de prijs wil de jury de potentie benadrukken 
die kunst heeft om de wereld anders te beschouwen en te bele-
ven. Aan de prijs is een bedrag van € 100.000 verbonden, 
waarvan de helft is bestemd voor een publicatie en/of  ten-
toonstelling. Yvonne Dröge Wendel is opgeleid aan de Gerrit 
Rietveld Academie te Amsterdam en was artist in residence 
aan de Rijksakademie van Beeldende Kunsten Amsterdam 
(1993-1994) en de Delfina Studios in Londen (2002-2003). 
Als beeldend kunstenaar is zij promovendus aan de Universi
teit van Twente. Tevens is zij hoofd van de afdeling beeldende 
kunst van de Rietveld Academie. (knaw.nl/yvonnedroge 
wendel en heinekenprizes.org)

Amsterdam Art Fair 2016 vindt plaats op het 
Museumplein. Van 25 tot 29 mei vindt de tweede editie 
plaats van Amsterdam Art Fair, in een paviljoen midden op 
het Museumplein. Aan de beurs nemen in hoofdzaak toon-
aangevende Nederlandse galeries deel, maar er is ook een 
selectie buitenlandse galeries, onder meer uit België, 
Engeland en Zwitserland. Het initiatief  wil extra aandacht 
bieden aan debutanten en nieuwe kunstenaars in de diver-
se galeries. Er zijn ook solotentoonstellingen, van onder 
anderen Saskia Noor van Imhoff, Martin Klimas en Jack 
Jaeger (1937-2013). Gelijktijdig met de beurs opent in een 
pand aan de Johannes Vermeerstraat de pop-uptentoonstel-
ling Beeld 2 die een stand van de hedendaagse beeldhouw-
kunst zou moeten tonen aan de hand van een selectie van 
sculpturen voorgedragen door de deelnemende galeries. 
(amsterdamartfair.nl)

KunstRAI. Van 1 tot en met 5 juni loopt de 32e editie van 
KunstRAI. Deze nationale kunstbeurs presenteert naast auto-
nome kunst ook toegepaste kunst, design, film, video, perfor-
mances en nieuwe media. Voor het onderdeel Focus Berlin is 
een achttal galeries uit Berlijn uitgenodigd. (kunstrai.nl)

Inzendingen Sybren Hellinga Kunstprijs. Nog tot 1 juli 
kunnen jonge kunstenaars die in Nederland wonen en wer-
ken hun kandidatuur stellen voor de zevende Sybren 
Hellinga Kunstprijs. Meer info via kunsthuissyb.nl.

Call for Applications PhDArts. Kunstenaars en vormge-
vers kunnen hun kandidatuur stellen voor een doctoraats-
onderzoek bij PhDArts, met als deadlines 1 oktober 2016 en 
1 april 2017. (phdarts.eu)

Call for Applications ‘Master of  Fine Art’ LUCA. LUCA 
Brussel doet een oproep voor kandidaturen voor het Master
programma Beeldende Kunst 2016-2017. (luca-arts.be)

Wissels
Mariette Dölle wordt directeur van Kranenburgh 
museum in Bergen. Mariette Dölle wordt per 1 juni 2016 
directeur van Kranenburgh in Bergen, een museum voor 
hedendaagse kunst met een vaste collectie werken beho-
rend tot de Bergense School. Sinds medio 2006 was Dölle 
artistiek leider van TENT, de tentoonstellingsruimte voor 
hedendaagse Rotterdamse kunst in de Witte de Withstraat, 
waar ze exposities samenstelde met werk van onder ande-
ren Lara Almarcegui, Libia Castro & Olafur Olafsson, 
Wendelien van Oldenborgh en Anne Wenzel. Dölle volgt bij 
Kranenburgh Kees Wieringa op. (kranenburgh.nl)

Lezingen
The Sandberg Series. Op di 17 mei Nina Beier, om 19u30, 
Theater de Roode Bioscoop, Haarlemmerplein 7, 
Amsterdam (roodebioscoop.nl). Toegang € 5/3.

Archipellezingen. Op do 19 mei zijn Joachim Declerck 
(AWB), bureau TRANS en advocaat Wim Rasschaert te gast 
om te spreken over de ‘Pilootprojecten wonen’ die 
Vlaanderen op het juiste spoor moeten zetten om tegen 
2050 een miljoen extra inwoners te huisvesten. Op ma 23 
mei organiseren Archipel en KULeuven de lezing Windows 
and Screens door de Canadese professor Georges Teyssot. 
Meer info over locatie en toegang via archipelvzw.be.

KABK Studium Generale. De laatste lezing van het 
Studium Generale van de Koninklijke Academie van 
Beeldende Kunsten in Den Haag wordt gehouden op do 19 
mei om 16u door Nana Adusei Poku onder de titel Post-
Black Dark Matter. Vertrekkend vanuit ontwikkelingen in de 
hedendaagse kunst ontwikkelt ze een historisch perspectief  
op kennis uit uiteenlopende disciplines die in een Europese 
context niet aan bod komen en die een licht werpen op de 
mogelijke betekenis van culturele diversiteit. Daarna is er 
een screening van de film Hyènes van de Senegalese regis-
seur Djibril Diop Mambéty. Meer info via studiumgenerale 
kabk.nl.

Lezingen CIAP en MAD-faculty Hasselt. MAD-faculty 
Hasselt (afdeling Vrije Kunsten) en kunstencentrum CIAP 
organiseren kunstenaarslezingen waarvan de laatste 
plaatsvindt op do 19 mei met de Nederlandse kunstenaar 
David Bade. Stipt om 18u30 in CIAP, Lombaardstraat 23, 
Hasselt. Meer info via mad-fac.be en ciap.be.

ERASMUS’S – UTOPIA
CONTRAST ART GALERIE

FLORENVILLE
Suzanna DUSAUTOIR, Marie RENOIRD & Bob VANANTWERPEN

ont le plaisir de vous inviter à l’ exposition
hebben het genoegen u uit te nodigen tot de tentoonstelling

laden Sie herzlich zur Ausstellung ein
kindly invite you to the exhibition

CONFRONTATION

WOUTER BERNS  < >  MAURICE HAGEMANS

Vernissage: 19/03/2016, 15:00 – 18:00
Expo: 20/03/2016 – 17/07/2016

Place Albert 1er 63, 6820 Florenville

+ 32 498 75 43 37
+ 32 479 95 92 92

info@erasut.be
www.erasut.be

ouvert/open:
vendredi, samedi  

et dimanche   
14:00  – 18:00

ou sur rendez-vous 
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trampoline
Vlaamse kaai 47, 2000 Antwerpen
+32 (0)493 078 153 
trampolinegallery@gmail.com
www.trampolinegallery.com
thu–fri, 14:00–17:30
sat, 14:00–18:00
(and by appointment)

peinture inacheve 
de madame t.
Leen Voet

21/05, 14:00–18:00, boekpresentatie
05/05–28/05

Relax
Michael Van den Abeele

Opening: 04/06, 18:00
04/06–02/07

Base-Alpha 
Gallery
Kattenberg 12, 2140 Antwerp
+32 (0)3 295 86 36
+32 (0)476 620 317
www.basealphagallery.com
thu–sat, 14:00–18:00 
(sunday by appointment)

I Spy With My Little Eye
Nadia Naveau

14/05–02/07

Tinka Pittoors 
01/09–15/10

De Zwarte Panter
Hoogstraat 70–74, 2000 Antwerp
+32 (0)3 233 13 45 
+32 (0)474 545 472
www.dezwartepanter.com
thu–sun, 13:30–18:00

Selinunte
Ysbrant

Opening: 14/05
15/05–26/06

Vergankelijkheid/Fugacidad
Frederique van Rijn

Opening: 14/05
15/05–26/06

Paradise
Benjamin Demeyere

Opening: 02/07, 16:00–22:00
03/07–11/09

Zie eens wat ik heb gemaakt
Frank Wagemans

Opening: 02/07, 16:00–22:00
03/07–11/09

LLS 387 
ruimte voor 
actuele kunst 
(vzw)
Lange Leemstraat 387, 2018 Antwerp
+32 (0)497 48 17 27
users.telenet.be/lls387
thu–sun, 14:00–18:00

Fossil Locomotion
Floris Vanhoof

t/m 30/06

Film ‘Circles of Confusion’ van 
Bill Brand en concert door ‘In 
Camera’ (Timo van Luijk, BE en 
Christoph Heemann, DE)

22/05, 20:00

VER BANDEN III
Jef Lambrecht

Tentoonstelling samengesteld door Koen van 
den Broek
LLS 387 extra muros: in het voormalig 
poortgebouw van het Militair Hospitaal, 
Hospitaalplein, 2018 Antwerpen
Opening: zondag 29/05, 16:00
do–zo: 14:00–18:00 en op afspraak
29/05–26/06 

Gallery Sofie 
Van De Velde
Lange Leemstraat 262, 2018 Antwerp 
+32 (0)486 791 993
www.sofievandevelde.be
fri–sat, 14:00–18:00
(and by appointment)

More Canvas 
Katrin Bremermann, Catharina 
Dhaen, Erika Hock, Perry 
Roberts, Sara Sizer, Gert 
Scheerlinck, Jouni Toni

13/05–25/06

Open Studio Rein Dufait
Adres: Bierkorfstraat Loods G18, 8400 Oostende
28/05–29/05

Season Stop  
(Finissage more canvas)

25/06

Galerie  
Van De Weghe
Pourbusstraat 5, 2000 Antwerp
+32 (0)478 258 044
www.galerievandeweghe.be
thu–sat, 14:00–18:00

Chimay / Cancale
Stijn Cole 

06/05–28/05

Landscapes do not combine
Tim Volckaert 

06/05–28/05

Galerie Verbeek-
Van Dyck
Verbindingsdok 12, Westkaai, 2000 Antwerp
+32 (0)0475 342 388
+32 (0)3 231 36 85
www.verbeeckvandyck.be
fri–sun: 13:00–18:00

Philippe Lebeau en  
Caroline Van Der Wegen

01/07–31/07 

Queer Arts Festival
Mehdi-Georges Lahlou

06/08–14/08

Galerie Schoots + 
Van Duyse
Napoleonkaai 15, 2000 Antwerp
+32 (0)3 689 13 14
+32 (0)468 188 928
www.galerieschoots-vanduyse.com
wed–zon, 13:00–18:00

ZERO and Now
Bovenzaal: Jan Henderikse
Benedenzaal: verzameld werk 
van kunstenaars uit en rond de 
ZERO beweging. Otto Piene, 
Heinz Mack, Günther Uecker, 
Daniel Spoerri, Herman de 
Vries, Armando, Pol Bury, Jan 
Schoonhoven, Bernard Aubertin, 
Paul Van Hoeydonck, Jesus-
Raphael Soto, Yayoi Kusama, 
Adolf Luther

t/m 19/06

Bovenzaal: Robert Schad 
Benedenzaal: Alexandra Phillips

26/05–04/09

Air Antwerpen
Oosterweelsteenweg 3, 2030 Antwerp
+32 (0)347 51 757
www.airantwerpen.be

AIR Antwerpen in 
de  officierswoningen
Residenten: Alberto Garcia del 
Castillo, Ani Schulze, Mirte Van 
Duppen, Luís Lázaro Matos, 
Ultra Eczema, Jayne Dent, Marie 
Zalomian, Serra Tansel
Residenten out: Alice De Mont, 
Robert Šalanda, Karl Philips 

Eva Steynen. 
Deviation(s)
Zurenborgstraat 28, 2018 Antwerp 
+32 (0)486 209 564 
www.deviations.be 
Fri–sun: 14:00–18:00 
(and by appointment) 

Dark Annie
Aurélie Gravas

Opening: 18/05, 18:00
Performance La Femme d’Ali: 04/06, 21:00
Finissage & Edition Launch: 03/07, 15:00
Open tijdens Antwerp Art Weekend
19/05–03/06

(extra Muros) 
Little HISK
Nick Hullegie en Joke Raes

19/05–22/05

Middelheim- 

museum
Middelheimlaan 61, 2020 Antwerp
+32 (0)3 288 33 60
www.middelheimmuseum.be
maart: 10:00–17:00 
april: 10:00–19:00
mei: 10:00–20:00

Cluster
Peter Rogiers

21/05–18/09

Roundabout
Paul Hendrikse

21/05–02/10

Ingrid Deuss
Provinciestraat 11, 2018 Antwerp
+32 (0)475 562 283
www.ingriddeussgallery.com
wed–sat: 14:00–18:00
(and by appointment)

Wolf Suschitzky 
t/m 25/06

s  a  v  e    t  h  e    d  a  t  e  s

Antwerp Art 
Weekend 
20/05–22/05

NEXT LEVEL 
19/05–22/05

Little HISK 
19/05–22/05
Philip Aguirre y Otegui, Jo 
Foulon, Geert Goiris, Nick 
Hullegie, Lien Hüwels, Ariane 
Loze, William Ludwig Lutgens, 
Joke Raes, Anne Van Boxelaere 
en Ruth van Haren Noman

expo samengesteld door Ulrike Lindmayr 
(LLS 387), Paul Poelmans (CAPS), Eva 
Steynen (Deviation(s)), Bart Vanderbiesen 
(Base-Alpha Gallery) en Sofie Van de Velde 
(Gallery Sofie Van de Velde).
LLS 387 extra muros: in het voormalig 
poortgebouw van het Militair Hospitaal, 
Hospitaalplein, 2018 Antwerpen
Opening: 20/05, 19:00–22:00
Open tijdens het Antwerp Art Weekend: 
19/05, 14:00–18:00; 20/05, 12:00–22:00; 
21/5, 12:00–18:00; 22/05, 12:00–18:00

antwerpart.be/ 
weekend 
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Archipellezingen. Op ma 23 mei organiseren Archipel en 
KULeuven de lezing Windows and Screens door de Canadese 
professor Georges Teyssot. Auditorium A2 Campus Sint-
Lucas, Alexianenplein 1, 9000 Gent (archipelvzw.be).

Chris Kraus bij Passa Porta. Op wo 25 mei om 20u is de 
Amerikaanse auteur, filmmaker en performancekunste-
naar Chris Kraus te gast bij Passa Porta, A. Dansaertstraat 
46, Brussel (passaporta.be). Toegang € 5/7.

Lecture Performance door Slavs and Tartars. West 
Den Haag presenteert op do 26 mei om 20u de lezing-per-
formance Al-Isnad or Chains We Can Believe In door het col-
lectief  Slavs and Tartars, waarvan het werk verbonden is 
met een geografisch gebied tussen de voormalige Berlijnse 
Muur en de Chinese Muur. West, Groenewegje 136, Den 
Haag (westdenhaag.nl).

Van Abbemuseum: Van wie is de straat? In het kader 
van de tentoonstelling Van wie is de straat? organiseert het 
Van Abbemuseum een lezingen- en debattenreeks. Op do 
26 mei Gehl Architects Toolbox door Van Aken Architecten, 
op do 9 juni de discussie The Puintuin door sociaal ruimtelijk 
ontwerper Vincent Wittenberg en gasten, op do 23 juni 
Street Stories II door Jacob Voorthuis. Telkens van 19u tot 
20u30, in Auditorium Van Abbemuseum, Bilderdijklaan 
10, Eindhoven. Meer info via vanabbemuseum.nl.

Actuality and Artifice: representations of  prostituti-
on by Anquetin, Bernard and Toulouse-Lautrec, 
1886-1900. In het kader van de tentoonstelling Lichte 
zeden plant het Van Goghmuseum op 5 juni om 14u de 
lezing Actuality and Artifice: representations of  prostitution by 
Anquetin, Bernard and Toulouse-Lautrec, 1886-1900 door 
gastconservator Richard Thomson (Edinburgh University). 
Van Goghmuseum, Museumplein 6, Amsterdam.  
(vangoghmuseum.nl)

Beeldende kunst
Philip Metten in Netwerk Aalst. De tentoonstelling van 
Philip Metten op de benedenverdieping van Netwerk is 
tweeledig, net als de ruimte, die door een rij kolommen 
wordt opgedeeld. Links staat een grote sculptuur of  archi-
tecturale constructie. Rechts staan acht smalle metalen 
tafels waarop tekeningen zijn uitgestald. De sculptuur is een 
open doosvormige constructie met een houten vloer waarin 
stroken metaal en verlicht glas een grillige geometrische 
tekening vormen. Deze horizontale stroken sluiten conse-
quent aan op de balken in aluminium en verlicht plexi die 

het skelet van de sculptuur vormen, waardoor de tekening 
in de vloer als het ware doorloopt in de wanden en het pla-
fond. Het skelet heeft niets van een dragende balkenstruc-
tuur, vele onderdelen staan in een hoek van 45 graden, 
waardoor de grillige geometrie doet denken aan decoratief  
inlegwerk.
	 De structuur past vrij keurig in de ruimte tussen de lin-
kerwand en de rij pilaren – langs beide kanten is er ongeveer 
één meter speling. Tegelijk is ze iets lager dan de ruimte van 
Netwerk en staat ze op een licht verhoogde vloer, waardoor 
ze toch autonoom overkomt. Het lijkt op het eerste zicht een 
soort schaalmodel van een veel grotere sculptuur. De con-
structie is betreedbaar en de ‘huiselijke’ plankenvloer sug-
gereert een echte ruimte op ware schaal. Dat blijkt ook zo te 
zijn: de begeleidende tekst leert dat deze constructie ESSEN 
heet en dat het gaat om het (onaffe) interieur van een res-
taurant. Toch wordt die constructie hier tentoongesteld als 
kunstobject. Het is een bijzonder directe manier om de snij-
lijn tussen architectuur en kunst, tussen bruikbaar ont-
werp en disfunctioneel kunstvoorwerp af  te tasten. De 
‘tekening’ gevormd door de schijnbaar niet-structurele bal-
ken in aluminium en verlicht plexi, lijkt de ambiguïteit van 
de constructie nog aan te scherpen. Het resultaat is een 
‘echte’ ruimte die tegelijk van elders lijkt te komen, uit een 
andere tijd en een andere plaats. 
	 In de rechterhelft van de ruimte liggen ontwerpschetsen 
voor eerder werk van Philip Metten – per twee tafels wordt 
één werk belicht. Ook al vormen de schetsen het uitgangs-
punt voor de driedimensionale realisaties, ze zijn met een der-
gelijke precisie uitgevoerd dat ze zich als autonome tekenin-
gen laten beschouwen. De bladen vertrekken alle van 
eenzelfde symmetrische basistekening, bestaande uit een 
vierkant ingevuld met geometrische figuren. De beeldtaal 
ervan doet zowel denken aan exotische, verdwenen bescha-
vingen als aan futuristische droombeelden. Dezelfde figuur 
lag aan de basis van eerdere werken als BAR in 2013, waar ze 
was geëxtrudeerd tot een volume. In de scenografie van The 
Corner Show vorig jaar in Extra City Kunsthal vormde ze de 
vloertekening van de inkompartij, en kwamen de vrijstaande 
wanden van de tentoonstellingsscenografie eruit voort.
	 Na het bekijken van deze acht tafels met ontelbare vari-
anten van dezelfde basistekening, ontdekken we mits enige 
concentratie dat de tekening ook ten grondslag ligt aan het 
skelet van de sculptuur in Netwerk. Het gaat echter om een 
gedraaide rechthoekige uitsnede van de tekening; de lood-
rechte symmetrieas uit de tekening loopt als een diagonaal 
door grondvlak, wanden en plafond. De figuur werd als het 
ware geplooid tot een volume met vloer, wanden en pla-
fond, waardoor er een vreemde continuïteit tussen de ver-
schillende vlakken ontstaat. 
	 De rechttoe rechtaan materialen (vooral de stalen profie-
len) en de beeldtaal refereren aan het minimalisme, en tege-

lijk is ESSEN een opvallend decoratief  werk. De basisteke-
ning wordt in de sculptuur als het ware opengeplooid tot 
het decoratieve schema van het toekomstige restaurant. De 
lijnen waaruit deze sculptuur bestaat zijn meteen ook de 
structuur ervan. Ornament en structuur raken op die 
manier verweven in een vreemde dialoog. 	 Louis De Mey

p Philip Metten, ESSEN, tot 18 juni in Netwerk / centrum 
voor hedendaagse kunst, Houtkaai 15, 9300 Aalst 
(053/70.97.73; netwerk-art.be).

Philip Metten

ESSEN, zicht op de tentoonstelling in Netwerk, Aalst, 2016
foto: Jan Kempenaers

Zopas verschenen:

—   Carl Einstein, Bebuquin of  de dilettanten van het wonder, 
Yves Gevaert, 1912 (vert. 1998). 

—   Dirk Lauwaert, Artikels, Yves Gevaert, 1996. 
—   Frank Vande Veire, De geplooide voorstelling. Essays over 

kunst, Yves Gevaert, 1997. 
—   Daniël Robberechts, Dagboek ’68-’69, Het Balanseer, 2010. 
—   Dirk Lauwaert, Onrust, Het Balanseer, 2011. 
—   Dirk Lauwaert, De Geknipte Stof. Schrijven over mode, 

Lannoo, 2013. 
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41 BARTHES, DE PERFECTE BOURGEOIS 167
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U kan dit boek aanschaffen voor € 20 indien u een abonnement (€ 25) of  
steunabonnement (€ 50) neemt op De Witte Raaf. Voor abonnement + boek 
betaalt u dan respectievelijk € 45 (gewoon abonnement) of  € 70 (steun­
abonnement). Elk abonnement betekent een belangrijke steun voor het blad.

Bij een abonnement kan u tevens volgende 
boeken bestellen (abonnement + boek  
€ 37,50; steunabonnement + boek € 67,50):

Opus 1. The Artist’s Beginnings

Redactie: Koen Brams, Ulrike 
Lindmayr & Dirk Pültau
Auteurs: Ernst van Alphen, Koen 
Brams, Antje von Graevenitz, Steven 
Jacobs, Matt Mullican, Christian 
Nagel, Herman Paul, Hermann Pitz, 
Dirk Pültau, Joëlle Tuerlinckx en 
Marc­Joachim Wasmer

Een samenwerking tussen LLS 387, 
Antwerpen en Hedah, Maastricht.  
Met dank aan deBuren.

Uitgegeven door Roma Publications, 
Amsterdam, 2015
ISBN 9789491843457
208 p (kleur en z/w afbeeldingen)
20 x 25 cm
Prijs: € 24

Geselecteerd voor De Best Verzorgde 
Boeken 2015
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PAYSAGE, 2015
gemengde techniek op doek / mixed media on canvas

100 x 78,5 cm

BOGERTGALLERY
ZEEDIJK-HET ZOUTE 732 · B-8300 KNOKKE-HEIST

WWW.BOGERTGALLERY.BE

TJIBBE HOOGHIEMSTRA

TENTOONSTELLING VAN 15 MEI TOT 27 JUNI 2016

NATURE   [na’ tyr]
‘een tentoonstelling die de perceptie van de natuur bevraagt’
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Marthe Donas. De Belgische avant-gardiste. Het 
Museum voor Schone Kunsten in Gent besteedt onder het 
directeurschap van Cathy de Zegher onder meer aandacht 
aan kunst van vrouwen die in de kunstgeschiedenis onder-
belicht bleven. Na enkele groepsexposities met een deels 
‘feministische’ insteek (zoals Les Jupons de la Revolution en 
Love Letters in War and Peace) is nu een overzicht te zien van 
de Belgische avant-gardiste Marthe Donas (1885-1967).
	 De tentoonstelling is chronologisch opgebouwd. Ze begint 
met Donas’ eerste stappen in de Belgische kunstwereld in 
haar geboortestad Antwerpen. In 1914 vertrekt ze via 
Nederland naar Dublin, waar ze een opleiding tot glazenier 
volgt. In 1917 belandt ze in Parijs, waar ze bij André Lhote 
in de leer gaat, een relatie met Alexander Archipenko begint 
en haar doorbraak als avant-gardiste beleeft. Een jaar later 
leert ze Theo van Doesburg kennen, met wie ze in 1920 
even samenwerkt. Vanaf  1919 wordt haar werk behalve in 
Parijs ook in Berlijn, Genève, Engeland en Nederland geëx-
poseerd. In 1921 wordt ze wegens ziekte gedwongen naar 
Antwerpen terug te keren, waar ze in contact komt met het 
modernistische milieu rond Jozef  Peeters. Na 1923 steken 
artistieke twijfels op en in 1927 breekt ze (tijdelijk) haar 
loopbaan af. 
	 Via de zaalteksten en documentair materiaal in de vitri-
nes wordt gewezen op de invloed van André Lhote en 
Alexander Archipenko op haar kunst en carrière; eerstge-
noemde enkel in artistiek en Archipenko daarnaast ook in 
promotioneel opzicht. Onder invloed van Lhotes kubisme 
verstrakte Donas haar figuurstukken en stillevens. De des-
tijds spraakmakende sculpto-peintures van Archipenko – 
kleurrijke reliëfachtige schilderijen waarin uiteenlopende 
materialen zijn verwerkt, van textiel tot stukken metaal en 
hout – inspireerden haar om uitgeknipte stukjes stof  en 
papier in haar werk te plakken. Vanaf  eind 1917 trok ze 
met Archipenko geregeld naar een gehucht bij Nice, waar 
ze kubistische portretten, figuurstukken en stillevens met 
trompe-l’oeil-achtige effecten schilderde. Het merkwaar-
digst zijn de stillevens. Materialen zoals kant en jute worden 
er gecombineerd met geschilderde, subtiel verglijdende 
schaduwen, die een bedrieglijk reliëf  aan het schilderij ver-
lenen. Dat driedimensionale effect wordt versterkt door het 
illusionistische fijnschilderen dat met name bij de weergave 
van metaal, glas of  spiegels zeer effectief  is. Bijzonder zijn 
ook de schildertrucs waarmee ze de expressie van haar 
kubistische schilderijen opvoert; zo trekt ze met een kam 
golvende lijnen in de pasteus aangebrachte verf  en voegt ze 
zand aan de verf  toe, waardoor ruwe en ‘gepleisterde’ par-
tijen ontstaan die met de glad geschilderde oppervlakken 
contrasteren. Al deze elementen verlevendigen haar deco-
ratieve en collageachtige werk, en dwingen – naast haar 
sprekende kleurgebruik – bewondering af  bij liefhebbers 
van de avant-garde. Of  ze net zo verrassend en revolutio-
nair overkomen als Archipenko’s sculpto-peintures is in 
Gent jammer genoeg niet te beoordelen omdat voorbeelden 
van deze laatste ontbreken. Wel worden twee bronzen en 
gouaches van Archipenko getoond, maar die maken bedui-
dend minder indruk dan zijn iconische topwerken waarvan 
er enkele in de begeleidende monografie over Donas zijn 
afgebeeld. Van Lhote is geen werk opgenomen. Ook van Van 
Doesburg is niets te zien, terwijl hij Donas nochtans heeft 
aangemoedigd om verder in de richting van de abstractie te 
evolueren.
	 In het bijzonder van de promotie en verspreiding van 
Donas’ werk geeft de tentoonstelling een goed beeld. Om te 
beginnen is de rol van Archipenko hier van belang. Vanaf  
omstreeks 1919-1920 introduceerde hij Donas in zijn 
avant-gardenetwerk. Hij nam haar op in La Section d’Or, 
een nogal exclusieve club neokubisten onder zijn leiding. 
Hij zond reproducties van en teksten over haar werk toe aan 
Herwarth Walden (drijvende kracht van de galerie en het 
gelijknamige tijdschrift Der Sturm in Berlijn), Theo van 
Doesburg (centrale figuur van De Stijl en drijvende kracht 
achter het gelijknamige tijdschrift) en Enrico Prampolini 
(die tentoonstellingen organiseerde in Italië en het blad Noi 
uitgaf). Vermoedelijk onder impuls van Archipenko werd 
Donas’ werk hierbij gepresenteerd onder het genderneu-
trale pseudoniem Tour Donasky – later kortweg Tour Donas 
– zodat haar kunst op hetzelfde niveau als die van haar 

mannelijke collega’s zou worden beoordeeld. Die aanpak 
had succes, want in de periode 1920-1923 nam elk van de 
genoemde voormannen werk van haar op in door hen geor-
ganiseerde tentoonstellingen. Bovendien reproduceerden 
Van Doesburg en Walden werken van Donas in hun tijd-
schriften. Het maakte Donas’ werk bekend bij de inner circle 
van de avant-gardekenners. Zo kocht Katherine Dreier, 
voorvechtster van abstracte kunst in Amerika, vier werken 
van Donas bij Galerie Der Sturm. Het is fantastisch om die 
schilderijen nu in Gent bij elkaar te zien, maar het maakt 
ook nieuwsgierig naar andere verwervingsgeschiedenis-
sen, en die komen helaas noch in de tentoonstelling, noch 
in het boek aan bod.
	 Al tijdens haar contact met Van Doesburg moet Donas 
aan de ingeslagen weg van de abstractie hebben getwijfeld. 
Ging ze niet te ver? Werd die kunst wel begrepen? Haar ant-
woord was kennelijk negatief: in de loop van de jaren twin-
tig keerde ze terug naar herkenbare figuurstukken, portret-
ten en stillevens, in een vlakkere en meer schilderkunstige 
kubistische stijl. In 1927 stopte ze met haar kunstenaars-
praktijk om die pas na de Tweede Wereldoorlog te herne-
men. Noemenswaardige stappen zette ze niet meer; haar 
kunst werd in die jaren nog wel geëxposeerd, maar haar 
vooroorlogse succes en faam wist ze niet te evenaren. 
	 Naast de ontwikkeling van haar kunst, wordt in Gent de 
tentoonstellingsgeschiedenis van Donas’ werk naar voren 
gebracht. Dat gebeurt overigens niet voor het eerst. In 2013 
was haar werk ruim vertegenwoordigd in de grote expositie 
Modernisme. Belgische abstracte kunst en Europa, eveneens in 
het Gentse museum. In het uitgebreide overzicht van Sturm-
Frauen. Künstlerinnen der Avantgarde in Berlin 1910-1932 in 
de Schirn Kunsthalle in Frankfurt (2015-2016) – waar ze 
als enige Belgische kunstenaar figureerde – werd bovendien 
veel aandacht besteed aan de presentatie van haar werk in 
tentoonstellingen die door Walden werden georganiseerd, 
in Berlijn en elders. Tot slot zijn er de laatste jaren ook wat 
kleinere exposities aan haar kunst gewijd, onder meer vorig 
jaar in het Marthe Donas Museum in Ittre, dat sinds 2010 
elk weekend de deuren opent. 
	 Peter J.H. Pauwels en Kristien Boon bieden in hun 
Engelstalige boek een mooi en uitvoerig overzicht van 

Donas’ loopbaan, waarbij ook veel (vooralsnog) niet achter-
haalde werken worden betrokken en gereproduceerd. De 
ondernemingsgeest van Donas wordt op treffende wijze 
geschetst. Net als de tentoonstelling is de publicatie chrono-
logisch opgebouwd: na de aanloop en het vroege hoogte-
punt volgt een minder interessante periode; en tot slot 
wordt aandacht besteed aan de herontdekking van haar 
vroege kunst. Dat chronologische richtsnoer werkt in het 
boek overigens beter dan in de tentoonstelling, waar men 
wellicht beter had gekozen om clusters van Donas’ meest 
belangwekkende werken te koppelen aan inspirerende 
voorbeelden en werk van gelijkwaardige internationale 
kunstenaars. Daarbij had men uit kunnen gaan van wer-
ken die te zien waren in de belangrijkste groepstentoonstel-
lingen waaraan ze deelnam. Weliswaar waren er dan gaten 
gevallen in het tijdsbeeld – er zijn immers ook periodes 
waarin ze niet tentoonstelde – maar die opzet had ons wel-
licht dichter bij de kern van haar bijdrage aan de avant-
garde gebracht. Het zou duidelijk hebben gemaakt dat zij 
geen voortrekker was, dat haar ontwikkeling niet van door-
slaggevend belang was voor de avant-garde, en dat ze haar 
bijdrage aan de ontwikkeling van de kunst deelt met vele 
van haar collega’s. In het boek wordt die bijdrage treffend 
verwoord door Dreier die over deze groep stelde: ‘They form 
the broad base from which the most progressive art of  our 
time evolved.’ (p. 155)	 Alied Ottevanger 

p Marthe Donas. De Belgische avant-gardiste, tot 5 juni in het 
Museum voor Schone Kunsten, Fernand Scribedreef  1, 
Citadelpark, 9000 Gent (09/240.07.00; mskgent.be).
p  Peter J.H. Pauwels & Kristien Boon, Marthe Donas. A 
Woman Artist in the Avant-Garde, Antwerpen, Ludion, 2015 
(03/297.49.01; ludion.be). ISBN 978949189414.

Honoré ∂’O in Mu.ZEE. In de solotentoonstelling Holy 
Molecule blikt Honoré ∂’O terug op het oeuvre dat hij sinds 
het midden van de jaren tachtig opbouwde. Hij zoekt daar-
bij een (recalcitrante) verhouding tot het museum als insti-
tuut, maar grijpt meteen ook op een specifieke manier in op 
de architectuur zelf.
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Jan Fabre - Vanitas Vanitatum, Omnia Vanitas
melissa gOrDOn – the gesture is a JOke

keren Cytter – siren 
 

01.06 – 03.07.2016
vernissage zondag   29.05, 14:30 - 18:00

Voor openingsuren en -dagen, zie website 

Deweer gallery tiegemstraat 6a 8553 Otegem belgium   +32 (0)56 644 893   www.deweergallery.com 

Marthe Donas in haar atelier, rue du Départ 26, Parijs, 1918-19 
Marthe Donas Foundation, Gent

Marthe Donas

Tête d’enfant, 1918-1919, privéverzameling
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Various Ar tis ts. Stars and Str ipes, roiD (2016). Pear ls, ar t is t ’s shit , and s i l icone, 18,7 x 13,8 cm. Art-Athina, Fal i ron Pavi l ion, Athens, 26 - 29 May 2016. www.various-ar tis ts.be
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De tentoonstelling wordt op de begane grond, aan de voet 
van de trappen, al aangekondigd door naar voren gekan-
telde panelen EPS (geëxpandeerd polystyreen, beter bekend 
als ‘piepschuim’) die tegen de zijwanden van de trapkokers 
zijn aangebracht. Door hun positie imiteren ze onmisken-
baar de ingekaderde doeken in oude musea of  kerken. Aan 
de linkse trap voegde ∂’O bovenaan een nutteloze extra 
trede toe, als een nadrukkelijke symbolische drempel. Hier 
begint de wereld, de sfeer van Holy Molecule.
	 Honoré ∂’O richtte de smalle ruimte tussen de trappen en 
de achterzijde van het gebouw in als een introductieplek. De 
(enige) zaaltekst geeft aan dat de tentoonstelling terugblikt 
op het oeuvre van de kunstenaar sinds hij midden jaren 
tachtig zijn geboortenaam, Raf  Van Ommeslaeghe, aflegde 
en herboren werd als de kunstenaar Honoré ∂’O. Toch is 
Van Ommeslaeghe nog aanwezig met een tekening van een 
dorpslandschap. Ook twee doeken van Jean Brusselmans 
uit de museumcollectie getuigen van de schilderkunstige 
‘roots’ van Honoré ∂’O.
	 Een schuin tegen de muur gemonteerde glasscherf, een 
restant van de beglazing in een schilderijlijst, geeft tegelijk 
aan dat de kunstenaar dat kader openbrak. Ook het vroege 
Taliswoman (1984) kan je zien als een – letterlijke – verwij-
zing naar het openbreken van het tweedimensionale vlak: 
een stuk karton is beschilderd en in repen gesneden die op 
zo’n manier opbollen dat een zwangere vrouw wordt gesug-
gereerd. Dit eigentijdse ‘venusbeeldje’ wordt hier echter ook 
gecast als een ‘voorloper’ van het oeuvre. Volgens curator 
Mieke Mels en de kunstenaar kondigt het werkje thema’s 
aan als de erotiek van de schepping of  de plaats van de cul-
tuur in het historische proces van de menswording. 
In dezelfde ruimte zijn, naast de zaaltekst, drie van de acht 
‘axioma’s’ van de kunstenaar te zien. Het gaat om ‘onbe-
schilderde canvassen’ [sic] die bestaan uit een basisplaat in 
EPS waar een of  meerdere platen of  ‘dozen’ in hetzelfde 
materiaal tegen gemonteerd zijn. Sommige dozen blijven 
gesloten, andere zijn open, ‘als om een mogelijke inhoud te 
visualiseren’. Met deze werken wordt meteen de ‘funda-
mentele’ betekenis van piepschuim in het werk van Honoré 
∂’O geïntroduceerd: een ‘onartistiek’ materiaal dat voor de 
kunstenaar als ‘antimaterie’ fungeert; een materie die iets 
immaterieels uitdrukt en dus – net als de twee voornoemde 
werken – artistieke beperkingen openbreekt. De titel van de 
tentoonstelling, Holy Molecule, verwijst trouwens naar het 
bolletje piepschuim dat de elementaire bouwsteen is van 
EPS. Een vernuftige fotomontage tegenover Taliswoman 
alludeert daarop. Het is een trompe-l’oeil: op de foto grijpen 
handen naar vrij rondzwevende bolletjes die voor een deel 
werkelijk op de foto zijn gelijmd en dus buiten hun bereik 
vallen – de handen zijn immers in het beeld gevangen. De 
catalogus brengt deze piepschuimbolletjes in verband met 
de verdampte bloedcellen van Christus – zo worden ze als de 
Heilige Graal van dit oeuvre voorgesteld.
	 Tussen deze inleidende ruimte en de voorgevel van het 
museum bouwde Honoré ∂’O een suite van drie zalen en – 
ter hoogte van de trappen – twee overgangsruimtes. De 
zalen zijn door openingen in het midden van de wanden 
met elkaar en met de restruimtes eromheen verbonden. 
Elke zaal heeft duidelijk een eigen sfeer en identiteit. De mid-
delste zaal wordt – aan de zijde grenzend aan de introduc-
tieruimte – gedomineerd door de originele serie van acht 
axioma’s. Het is de enige zaal die niet toegankelijk is vanuit 
de introductieruimte. De axiomaruimte is zo enigszins afge-
schermd, als was het een verborgen schatkamer. De linkse, 
meest overzichtelijke zaal bevat vooral rekjes met richels, de 
‘care-kits’. Ze bevatten op alucobondplaat gelijmde, vaak 
met piepschuimbolletjes bewerkte foto’s. Het zijn ‘beeldar-
chieven’ die de bezoeker zelf  kan manipuleren door er beel-
den in en uit te schuiven.
	 De zalen hebben anderzijds wel gemeenschappelijke ele-
menten. Piepschuim is zo’n bindteken, maar ook de mond-
maskertjes die alom in slierten of  clusters aan de muur 
hangen. De preoccupatie met het archief  herhaalt zich in de 
grote rollen papier die bedrukt zijn met beelden en eveneens 
als een archaïsch beeldarchief  fungeren. In een van de zij-
zalen vinden we een ‘opera aperta’, een tekstrol die de 
bezoeker zelf  kan doordraaien en waarin het thema van de 
primitieve verbeelding aan bod komt, met de Venus van 

Willendorf  als prototype. Het thema van het beeldarchief  
wordt nog eens benadrukt door de vier beamers in de ten-
toonstelling die gelijkaardige beelden presenteren als die op 
de papierrollen. 
	 Tegelijk speelt Honoré ∂’O met de dubbelzinnigheid van 
‘werk’ en ‘archief ’. Zo bevindt er zich in de restruimtes rond 
de zalen die hij construeerde nog een overvloed aan stukken 
die net zo goed in de ‘echte’ zalen hadden kunnen staan. De 
‘oeuvreselectie’ lijkt willekeurig, alsof  ze zelfs binnen deze 
retrospectieve zou kunnen wijzigen. De grillige vorm van de 
tafel die van de middenzaal naar de linkerzaal doorloopt, 
‘verstoort’ als kunstwerk het documentaire karakter van de 
deels ontrolde papieren rol. De beelden die door de vier bea-
mers geprojecteerd worden, kan de bezoeker enkel goed 
lezen door er een blad kalkpapier op de juiste afstand voor te 
houden. 
	 Eenzelfde dubbel spel speelt Honoré ∂’O met de museale 
codes. Bij sommige kunstwerken zijn klassieke naambordjes 
aangebracht, maar bij de meeste niet. Wel zijn her en der 
kleine plakkaatjes te zien met allerlei frasen of  woorden. 
Soms lijken het titels (‘Stilleven met masker’), soms kunst-
historische categorieën (‘Local Realism’). Ze gaan van trivi-
ale, absurde mededelingen (‘Alles over sluitertijd’) tot con-
ceptuele hints (‘THE CONCEPT: THE ARTIST IS ALSO THE 
VISITOR’). Aan de bezoeker om ze te verbinden met wat er 

te zien is. De ene keer hangen ze – net als de titelbordjes – 
vlakbij het werk. Elders zijn ze op de lege wanddelen tussen 
de werken aangebracht, alsof  het zelf  autonome, linguïs-
tisch-conceptuele kunstwerken waren. Soms zijn ze zelfs 
letterlijk óp de werken gemonteerd. Op die manier speelt 
Honoré ∂’O een spel met de manier waarop musea en ten-
toonstellingen – in het bijzonder retrospectieves – kunst-
werken rubriceren, categoriseren en in kaart brengen. 
	 Holy Molecule grossiert zo in (beeld)raadsels en para-
doxen. De tentoonstelling simuleert overzicht, maar veroor-
zaakt het omgekeerde. Ze oogt soms helder en systematisch, 
dan weer dens en rommelig. Ingetogen presentaties worden 
afgewisseld met een woekering van materiaal, tot in de 
traphal naar de tweede verdieping toe. Holy Molecule lijkt 
een ongecensureerde blik te bieden op de hersenspinsels 
van de kunstenaar, maar die speelt zo vaak kat en muis met 
de blik van de toeschouwer dat de fascinatie elk moment 
kan omslaan in hevige irritatie.	 Pieter T’Jonck 

p Honoré ∂’O, Holy Molecule, tot 4 september 2016 in Mu.
ZEE, Romestraat 11, 8400 Oostende (059/50.81.18; 
muzee.be).

Hacking Habitat – The Art of  Control. De mooiste meta-
foor op deze door Ine Gevers gecureerde tentoonstelling is 
het plan van Ansh Patel (1992, Mumbai). Met A Perfect 
World (2015) presenteert hij een game. De speler bevindt 
zich in een wereld waarin alles volmaakt is, behalve de 
gamer zelf. Alles wat hij doet, verstoort de perfectie. ‘Hoe 
meer je probeert te achterhalen waarom je al deze errors 
veroorzaakt, hoe sneller het spel en de tekst desintegreren’, 
aldus Platel. Zijn oeuvre kenmerkt zich door kritische 
bevraging van sociopolitieke en techno-utopische kwesties 
ad absurdum. Waar een game vaak gericht is op maximale 
destructie of  het vermijden van gevaar, wordt de speler hier 
uitgedaagd zijn eigen acties te onderzoeken. Via de premisse 
dat elke stap de verkeerde is, wordt benadrukt dat het de 
mens niet gegeven is een utopie te bouwen. Hij kan haar 
hooguit vernietigen. In die zin is het jammer dat dit werk 
aan het begin van deze omvangrijke expositie met meer dan 
tachtig werken te zien is, want pas aan het eind begrijp je de 
schoonheid en de tragiek ervan.
	 Hightech en data worden een steeds belangrijker onder-
deel van ons leven, zoals bijvoorbeeld surveillance, grensbe-
waking of  financiële systemen aantonen. Maar wat weten 
gewone burgers er eigenlijk van? De meesten hebben er 
geen idee van dat de data die ze verspreiden worden bijge-
houden en via alogoritmes verwerkt. Een paar jaar geleden 
konden we nog grappen maken over een sexrobot die hoofd-
pijn veinst, of  beweren dat een computer ongevaarlijk is 
zolang hij geen fantasie heeft. Nu Google’s DeepMind soft-
ware AlphaGo de heersende Go-wereldkampioen heeft ver-
slagen, rijst het vermoeden dat computers wel degelijk crea-
tief  kunnen denken. En dan blijken we ineens omgeven 
door systemen die zich ook tegen ons kunnen keren. Maar 
wat zijn die systemen? En hoe gevaarlijk zijn ze? Hacking 
Habitat toont enerzijds werk van kunstenaars, denkers en 
hackers die ons tonen hoe ‘systemen’ onze leefwereld 
beheersen, en anderzijds hoe we die wereld terug kunnen 
winnen. Door data te versleutelen, door de systemen zicht-
baar te maken en door alternatieven te bieden.
	 Kunstenaar Stanza maakt in een installatie van nog geen 
twintig vierkante meter de alomtegenwoordigheid van 
datasystemen inzichtelijk. In een miniatuurstad toont hij 
hoe in Londen omgevingssensoren, bewakingscamera’s, 
verkeersinformatie- en milieumonitorsystemen het virtuele 
straatbeeld bepalen. Verandert er iets in Londen, dan gaat 
er een lampje aan of  uit in de ministad die Stanza heeft 
gebouwd. Zijn werk Nemesis Machine – From Metropolis to 
Megapolis to Ecumenopolis is een avatar van Londen, 
bestuurd door de stad zelf. Het is een wild flikkerend geheel 
van gekleurde lichtjes. Heel feestelijk, maar zodra tot je 
doordringt wat dit betekent, zou je willen dat ‘de systemen’ 
zich wat kenbaarder maakten. Op dat onbehagen speelt ook 
Timo Arnall in. In Robot Readable World maakt hij de wifi-
netwerken die de mens omgeven zichtbaar met een speciale 
verf.

Honoré ∂’O

zichten op de tentoonstelling ‘Holy Molecule’, Mu.ZEE, Oostende
foto: Mu.ZEE, Oostende

Galerie Greta Meert

Edith Dekyndt  STRANGE FRUITS

13 rue du Canal
1000 Brussels

+32 2 219 14 22
info@galeriegretameert.com

Opening
Wednesday 20th of April 2016
From 6 to 9pm

April 21 
— July 2, 2016
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GALERIE 
NOUVELLES 
IMAGES
Westeinde 22 
+31 (0)70/346.19.98 
di–za 11:00–17:00
www.nouvellesimages.nl

• Hans van der Ham, keramische 
 beelden en gouaches op paneel  
• Robert Nicol, schilderijen
• Gabriëlle van de Laak, schilderijen
 Opening: 14/05, 16:00 
 14/05–18/06

• Amsterdam Art Fair [stand 56]
Gijs Assmann, Hans van der Ham, 
Robert Nicol
 25/05–29/05

• Perusing the Planks:  
 Shelf Life 
Zomertentoonstelling Klein Sculptuur
 Opening 25/06, 16:00
 25/06–20/08

  

STROOM
DEN HAAG
Hogewal 1–9
+31 (0)70/365.89.85 
wo–zo 12:00–17:00
www.stroom.nl

• Another Reality.  
 After Lina Bo Bardi
Céline Condorelli, Leonor Antunes, 
Manuel Raeder & Mariana Castillo 
Deball, Mike Cooter en Wendelien 
van Oldenborgh 
 06/04–03/07

OpZicht: Menno de Bruijn  
en Max Lennarts
 04/05–21/06  

Ondertussen: Anne Kranenborg
 14/05–24/06

OpZicht: Marit Mihklepp
 22/06–09/08  

  

GALERIE HELDER
Tasmanstraat 188
+31 (0)70/346.63.09 
do–vr 12:00–17:00  
za–zo 13:00–17:00 
(of op afspraak)
www.galeriehelder.nl

• Different corners (fairy tales)
Marit Dik, Damian Kapojos, Niels 
Janssen, Paul Nassenstein, Sander 
Wiersma, Sigrid van Woudenberg
 16/04–29/05

• KunstRAI – Art Amsterdam 
 [stand 18]
Sander Reijgers, Bart Benschop, 
Sander Wiersma, Damian Kapojos, 
Niels Janssen
 01/06–05/06

• Wild is the Wind
Kevin Bauer (beelden),
Stephan van den Burg (tekeningen)
Marena Seeling (schilderijen)
 11/06–24/07

WEST
Groenewegje 136
+31 (0)70/392.53.59 
wo–za 12:00–18:00  
(of op afspraak)
www.westdenhaag.nl

• Post Terminal & Ex-Ultimate
Douglas Park with Cel Crabeels, 
Richard Crow, Oriana Dierinck, 
Tony Gross, Alex Hamilton, Melissa 
Moore, Puss & Mew, Pete Um and 
Keef Winter
 Performances + events: 14/05, 20:00
 24 hours marathon interview:  
 Douglas Park: 4–5/06, 20:00
 Performances + events: 18/06, 20:00
 14/05–18/06

• Al-Isnad or Chains  
 We Can Believe In
Slavs and Tatars
 Performance Lecture 
 26/05, 20:00 

• Judea
Arin Rungjang
 Opening: 23/07, 17:00
 23/07–27/08 

  

GALERIE MAURITS 
VAN DE LAAR
Herderstraat 6 
+31 (0)70/364.01.51 
wo–za 12:00–18:00 
laatste zo/maand 13:00–17:00
www.mauritsvandelaar.nl

• Amsterdam Art Fair [stand 44]
Henri Jacobs, Martin Fenne, 
Erik Pape, Justin Wijers, 
Zeger Reyers
 25/05–29/05

• Passage
Nour-Eddine Jarram, Dieter Mammel, 
Hans de Wit (tekeningen, schilderijen)
 04/06–03/07

  

PARTS PROJECT
Toussaintkade 49
+31 (0)70/449.29.61
do–za 12:00–17:00
zo 13:00–17:00
www.partsproject.nl

• Project 02 – Open Grond
Robert Holyhead (10 jaar schilderen)
   Opening: 22/05, 15:00–17:00
 22/05–10/07

  

LIVINGSTONE 
GALLERY
Anna Paulownastraat 70 A/B
+31 (0)70/360.94.28
wo–za 12:00–17:00
laatste zo/maand (of op afspraak)
www.livingstonegallery.nl

• The constant Interloper
Zhivago Duncan (installaties, 
schilderijen & collages)
• Dark days – Bright nights
Raquel Maulwurf (tekeningen)
• Project-room: “Berlin”
Jasper de Beijer, Daniele Galliano,
Albrecht Genin, Raquel Maulwurf,
Adriaan Rees, Mark Brusse, Hugo
Tieleman, Jan Wattjes, Birgit Verwer,
Armando Marino en Long-Bin Chen
  15/05–02/07
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	 En zo creëert Hacking Habitat van meet af  aan heel effec-
tief  een ongemakkelijk gevoel. Zelfs de schijnbare naïviteit 
van het werk van Jeroen Jongeleen biedt geen houvast. 
‘Vanmiddag was 73% nog gelukkig en nou zijn ze weer 
boos.’ Je moet lachen om deze op karton gespoten graffiti, 
maar het werk vat ook andere aspecten van data verzame-
len: wat moeten we eigenlijk met de wetenschap dat 73% 
gelukkig is? Hoe is men dat eigenlijk te weten gekomen? Zijn 
deze persoonlijke data verhandeld zonder dat we daarvan 
wisten? Misschien maken algoritmes hier profielen aan 
omtrent mijn digitale burgerschap. Wie ben ik eigenlijk, 
digitaal gezien?! Sommige van die vragen kunnen je inder-
daad boos maken, zoals: van wie zijn de foto’s die je op 
Facebook plaatst, of  de data die je achterlaat als je aan het 
googelen bent?
	 Computers verzamelen dus data omtrent onze identiteit, 
maar de identiteit van een computer is onduidelijk. 
!Mediengruppe Bitnik liet een computerprogramma luk-
raak dingen kopen op Agora, de Marktplaats van het zwaar 
versleutelde Darknet. Niks aan de hand, zolang het om 
handtassen of  sigaretten gaat, maar wat als op die manier 
wapens of  drugs worden aangekocht? Wie is dan strafbaar? 
Een computerprogramma kan moeilijk tot gevangenisstraf  
worden veroordeeld. En zo ontstaan valide argumenten om 
de digitale identiteit van mensen te versleutelen en die van 
computers te personaliseren. Dat alles roept gerede twijfel 
op over de onschuld van computers, data en algoritmes, en 

zo helpt Hacking Habitat, zonder daar veel woorden aan vuil 
te maken, elk argument dat het gevaar van toenemende 
automatisering relativeert, zoals het steeds weerkerende ‘Ik 
heb niks te verbergen’, effectief  om zeep.
	 Gelukkig biedt dit imponerende overzicht van digipara-
noia ook lichtpunten. Alternatieven zijn er bijvoorbeeld in 
Zuid-Europese landen, waar de crisis het hardst heeft toege-
slagen. Het Italiaanse Dropsis is een onlinesysteem om pro-
ducten en diensten te ruilen. Net als Peliti in Griekenland 
groeit dit barternetwerk snel, mede dankzij het gebruik van 
geavanceerde technologieën. Hackers houden wereldwijd 
hackathons om te strijden tegen technocratische systemen 
die de mens schaden. Ze stellen de schuldproblematiek aan 
de orde, gecreëerd door banken, of  het fenomeen van digi-
tale grensbewaking aan steeds meer Europese binnengren-
zen. Het zijn dit soort voorbeelden die de bezoeker wijzen op 
de meest effectieve kracht die tegen datasystemen kan wor-
den ingezet: menselijkheid. Technologie creëert afstand, 
maar de mens kan altijd een ander diep in de ogen kijken en 
op zijn gevoel afgaan. Een schitterende illustratie daarvan is 
Circus Engelbrecht – Intuïtieve Mensbenadering (2015). Dit 
werk van Martijn Engelbrecht biedt een tegenwicht aan 
onze door scripts en codes beheerste wereld. ‘Weet wat je 
moet doen als je ‘een mens’ tegenkomt’, vertelt de handlei-
ding, om vervolgens een protocol te ontvouwen dat het mid-
den houdt tussen fouilleren en contact maken. ‘Staar gedu-
rende twee minuten in elkaars ogen terwijl u het gevoel van 
veiligheid over en weer aanwakkert. Dank elkaar tot slot op 
eigen wijze.’ Nu begint het je te dagen: deze thematiek met al 
haar implicaties en urgenties is alleen in absurditeit te van-
gen. Da capo ad infinitum.	 Indira van ’t Klooster

p Hacking Habitat – The Art of  Control, tot 6 juni, Gevangenis 
Wolvenplein, Wolvenplein 27, 3512 CK Utrecht (hacking-
habitat.com).

Lichte zeden. Prostitutie in de Franse kunst, 1850-
1910. Enkele jaren geleden liet de tentoonstelling Esprit 
Montmartre. Bohemian life in Paris around 1900 (Schirn 
Kunsthalle, Frankfurt, 2014) al zien hoe in de late negentien-
de eeuw de onderbuik van het stadsleven in Parijs – met zijn 
meisjes van plezier, dronkaards en straatartiesten – de inte-
resse van avant-gardekunstenaars opwekte. Een nieuwe 
grootschalige tentoonstelling die onder de titel Splendours and 
Miseries plaatsvond in het Parijse Musée d’Orsay en nu onder 
de naam Lichte zeden loopt in het Van Gogh Museum in 
Amsterdam, durft nog een stapje verder te gaan. De tentoon-
stelling onderzoekt voor het eerst uitvoerig waarom de wereld 
van de prostitutie zo vaak werd verbeeld in de uiteenlopende 
stromingen van de Franse kunst tussen 1850 en 1910.
	 De initiatiefnemers zijn Nienke Bakker van het Van Gogh 
Museum en Richard Thomson van de University of  
Edinburgh. Samen met Isolde Pludermacher en Marie Robert 
van het Musée d’Orsay verzamelden ze een schat aan schilde-
rijen, werken op papier en documentair materiaal. Hierbij 
putten ze uit de collecties van de participerende instellingen, 
maar er zijn ook bruiklenen uit andere musea en nooit eerder 
getoonde werken uit privaat bezit of  uit eigenaardige verza-
melingen zoals Les archives d’Eros in Parijs.
	 De insteek van de tentoonstelling is cultuurhistorisch: de 
wereld van de Parijse prostituees wordt uit de doeken 
gedaan en met de kunst van die tijd in relatie gebracht. Om 
dit verhaal kracht bij te zetten, dompelt men de bezoeker 
onder in de sfeer van het Parijse stadsleven. Voor de sceno-
grafie werd in het Musée d’Orsay beroep gedaan op Robert 
Carsen, terwijl het Van Gogh Museum vormgevingsbureau 
Clement & Sanôu onder de arm neemt. De benedenverdie-

ping is opgevat als één doorlopende ruimte met verschil-
lende nissen en gebogen wanden. De eerste sectie, 
Onzekerheid en dubbelzinnigheid getiteld, gaat over het straat-
leven. De gaslantaarn is hierbij meer dan enkel een voor de 
hand liggend decorstuk: vanaf  het moment dat de lampen 
brandden, mochten prostituees aan het werk. De selectie 
straattaferelen van minder bekende kunstenaars, zoals 
Jean Béraud, Jean-Louis Forain en Giovanni Boldini, tonen 
dat fatsoenlijke vrouwen nauwelijks van tippelaarsters 
waren te onderscheiden: overdreven opsmuk, een verleide-
lijke blik of  een opgeheven rok maken de toeschouwer onze-
ker over de status van de voorgestelde dames. 
	 Tegelijkertijd creëren de tentoonstellingsmakers een 
intieme sfeer: imitatiedraperieën die de wanden omzomen, 
alluderen op het ambigue karakter van de prostitutie en 
kunnen tevens worden geassocieerd met het – destijds al 
even dubbelzinnige – interieur van cafés, theaters en dans-
zalen. Zo is het verrassend om te vernemen dat balletgezel-
schappen maîtresses voor rijke mannen leverden. In zijn 
toneel- en coulissenscènes maakte Degas subtiele toespelin-
gen op deze praktijk.
	 Vervolgens wordt De pracht en praal van de courtisanes geïl-
lustreerd – de luxeprostituees voor de hoogste kringen. Het 
rijkversierde bed uit een contemporain luxebordeel spreekt 
tot de verbeelding. Daarnaast bevestigen diverse geschilder-
de, gebeeldhouwde en gefotografeerde portretten de faam 
van deze vrouwen, zonder dat ze evenwel verraden waarop 
die roem is gebaseerd. Het portret van Madame de Loynes 
door Eugène Emmanuel Amaury-Duval toont bijvoorbeeld 
een – schijnbaar – respectabele dame in hooggesloten jurk. 
Eenzelfde heimelijke fascinatie voor de courtisanes spreekt 
uit allegorieën en symbolistische schilderijen waarin de 
vrouwen als femmes fatales of  Bijbelse figuren worden opge-
voerd. Helaas ontbreekt hier het woordje uitleg dat de gemid-
delde bezoeker nodig heeft om de subtiliteit in deze werken te 
begrijpen. Een voorbeeld is Baudry’s De boetvaardige 
Magdalena, waarvoor Blanche d’Antigny model stond. De 
verfbehandeling laat fraai de lichaamsvormen uitkomen 
zonder dat de nadruk wordt gelegd op sensuele details.
	 Op de tweede verdieping roept een rood tapijt het thema 
In het bordeel: van afwachten tot verleiden op. Een serie mono-
types van Degas en een reeks pastels van Henri Toulouse-
Lautrec nemen een groot gedeelte van de ruimte in beslag. 
Hoewel ze interessante inkijkjes in het dagelijkse leven ach-
ter gesloten deuren bieden, maakt het geheel een monotone 
indruk. Gelukkig wordt die eentonigheid hier en daar door-
broken: de bijna levensgrote tekening van Emile Bernard 
met de opzienbarende titel l’Heure de la viande zet de mis-
troostige kant van de prostitutie in de kijker.
	 Van Gogh staat niet bekend als schilder van het bruisende 
nachtleven van Parijs. Het komt dus wat krampachtig over 
dat toch enkele schilderijen van zijn hand worden getoond. 
De rijkdom aan documentair materiaal is echter een plus-
punt: politieregisters, visitekaartjes, foto’s van syfilisslachtof-
fers en tijdschriftillustraties geven inzage in de maatschap-
pelijke discussies over en de mogelijke gevaren van prostitutie.
	 De expositie sluit af  met werk uit de vroege twintigste 
eeuw. Buitenlandse kunstenaars die door het stadsleven 
waren aangetrokken – zoals Pablo Picasso en Edvard 
Munch – passeren de revue. František Kupka en André 
Derain vervoegen het lijstje van grote namen. De zaaltek-
sten focussen niet langer op de cultuurhistorische context, 
maar leggen de nadruk op kleur, vorm en expressiviteit. Ook 
van een dubbelzinnige atmosfeer is plots geen sprake meer: 

!Mediengruppe Bitnik

Random Darknet Shopper, 2014-

Martijn Engelbregt

Circus Engelbregt – Intuïtieve Mensbenadering, workshops, 2016, werk 
gerealiseerd voor ‘Hacking Habitat’

Jean-Louis Forain

De klant, 1878

19e-eeuws bed. Foto: Jan-Klees Steenman



De Witte Raaf  – 181 / mei – juni 2016 Ondertussen  12

WILLEM BAARS 
PROJECTS
21/05–11/06

SHIFTING CIRCLES
Rob Birza

25/05–29/05

AMSTERDAM ART FAIR [BOOTH 28]
Morgan Betz, Emo Verkerk, Rob Birza, 
Joost van den Toorn

25/06–16/07

WILLEM BAARS ART CONSULTANCY  
PRESENTS: 
FIRST CHOICE POST-WAR  
MASTERPIECES

GALERIE FONS WELTERS
t/m 18/06

MOTHERLAND
Olga Balema

25/06–30/07

Preview, group show with a.o. 
Eylem Aladogan,
Femmy Otten, Berend Strik, 
Jennifer Tee

GALERIE ONRUST
t/m 18/06 
Bij de tentoonstelling verschijnt een publicatie bestaande uit 
twee cahiers. Rudi Fuchs, Arnulf Rainer buigt kleur; Ina van Zyl, 
Aan het einde van de regenboog. Deze publicatie is eveneens 
 beschikbaar in een Engelstalige versie.  

ARNULF RAINER een keuze van Ina van Zyl 
25/05–29/05

AMSTERDAM ART FAIR 
Solo Toon Verhoef

PS
07/05–11/06 

SPECTRAL VARIATIONS
Matthew Allen

SLEWE GALLERY
t/m 21/05

DUO
Günter Tuzina

28/05–02/07

NEW WORKS
Domenico Bianchi

25/05–29/05

AMSTERDAM ART FAIR 

GALERIE VAN GELDER
t/m 25/05 
in GvG

WHEN FRIENDSHIP BECOMES ART
AMF: Armleder, Mosset, Fleury, Eva Barto YS, 
Nicolas Chardon / Karina Bisch, Marliz Frencken, 
Voebe de Gruyter, Sigurdur Gudmundsson, Kristján 
Gudmundsson, Sigmar Polke, Dieter Roth, Lily van 
der Stokker

t/m 19/08  
in AP

PLAY & CONNECT
Takako Saito

28/05–03/06  
in GvG 
Opening: 28/05, 17:00–19:00 
+ presentatie CUT issue #16

PRECIES RECHT VOOR IETS STAAN 
Gijs van Lenthe

WITTEVEEN VISUAL
ART CENTRE
14/05–12/06 

TEGENDRAADS MET TEXTIEL
Annesas Appel, Karin Arink, Gijs Assmann, Marian 
Bijlenga, Harmen Brethouwer, Barbara Broekman, 
Vincent Dams, Carina Ellemers, Maurice Van Es, 
Martin Fenne, Isabel Ferrand, Anna Frydman, 
Desiree Hammen, Jenny Ymker, Anthony Kleinepier, 
Margriet Luyten, Linda Nieuwstad, Alet Pilon, Barbara 
Polderman, Chantal Rens, Carolien Scholtes, 
Nicole Schulze, Berend Strik, Liesbeth Touw, Riëtte 
Wanders, Lam De Wolf, Halina Zalewska

18/06–16/07

ABSTRAKTIE 1950–2016 
Joost Baljeu, J. Ongenae, Toon Kelder, Carel Visser, 
Willem Hussem, (A)Dolf Breetvelt,  Pieter De Haard,  
Guy Vandenbranden, Piet Ouborg, herman de vries, 
Henk Peeters, Jan Hendrikse, Bernard Aubertin, 
Peter Lowe, Thomas Rajlich, Jcj Vanderheyden, 
Jerry Keizer, Linda Arts, Arjan Janssen,  
Henri Jacobs, Martijn Schuppers, 
Esther Tielemans, Favio Senoner, 
Jan van der Ploeg

 Planciusstraat 7  
020.420.22.19   

wo–za: 13:00–18:00 
(en op afspraak) 

www.galerieonrust.nl 

Madurastraat 72 
064.783.09.52 / 062.739.86.91 

fri–sat: 13:00–17:00 
(en op afspraak) 

www.psprojectspace.nl

Kerkstraat 105 A  
020.625.72.14  

woe–za: 13:00–18:00 
www.slewe.nl

Bloemstraat 140 
020.423.30.46 

di–za: 13:00–18:00 
mail@fonswelters.nl 
www.fonswelters.nl

Konijnenstraat 16 A 
020.623.96.84 

di–za: 12:00–18:00 
witteveenvisualart.nl

 Hoogte Kadijk 17  
020.423.06.07  
wo–za: 12–18u 

www.baarsprojects.com

Planciusstraat 9 A  
020.627.74.19  

di–za: 13:00–17:30 
www.galerievangelder.com



De Witte Raaf  – 181 / mei – juni 2016 Ondertussen  13

de inrichting is strak en wit. Wil men suggereren dat prosti-
tutie intussen een aanvaard maatschappelijk fenomeen 
was geworden en bijgevolg ook was uitgegroeid tot een 
klassiek thema in de kunst? 
	 De tentoonstelling is een verdienstelijke schets van het 
complexe thema prostitutie tussen 1850 en 1910: een 
brede waaier van historische feiten, sappige anekdotes en 
artistieke interpretaties worden soepel aan elkaar gerijgd. 
Bepaalde aspecten, zoals de rol van pooiers of  de stem van 
de dames zelf, komen jammer genoeg niet aan bod, maar de 
tentoonstelling weet wel uitstekend die kenmerken uit te 
lichten waardoor kunstenaars prostitutie als pars pro toto 
van de moderne samenleving gingen beschouwen: de 
ambiguïteit, het publiek-private karakter, de theatraliteit en 
de verleiding.	 Inge Huskens

p Lichte zeden. Prostitutie in de Franse kunst, 1850-1910, tot 
19 juni in het Van Gogh Museum, Museumplein 6, 1071 DJ 
Amsterdam (020/570.52.00; vangoghmuseum.nl).

Grayson Perry. Hold Your Beliefs Lightly. Kort na zijn 
eerste museale solotentoonstelling in het Stedelijk Museum 
Amsterdam in 2002 won Grayson Perry (Chelmsford, 
1960) de prestigieuze Britse Turner Prize. Ruim een decen-
nium later is de kunstenaar wereldberoemd in eigen land. 
Ook overzee duikt zijn werk steeds vaker op in tentoonstel-
lingen en museumcollecties. De afgelopen twee jaar ver-
rijkte het Bonnefantenmuseum zijn collectie met drie wer-
ken. Nu wordt Perry in Maastricht geëerd met de 
solotentoonstelling Hold Your Beliefs Lightly. Deze expositie 
past volgens het museum binnen een keuze ‘voor de repre-
sentanten van de ‘secret canon’ en voor de vele interessante 
maar onderbelichte kunstgeschiedenissen die zich in de 
ooghoeken van de mainstream kijkrichting voltrekken’. Het 
is echter de vraag of  publiekslieveling Perry nog wel zo 
onderbelicht is.
	 Perry debuteerde in 1984 met ogenschijnlijk klassieke 
potten en schalen. Bij nadere inspectie bleken onder het 
gekleurde glazuur expliciete afbeeldingen en grove of  ironi-
sche teksten te prijken. Het bescheiden en wat truttige 
medium van de pottenbakker werd onder Perry’s handen 
een vehikel voor gepeperd commentaar op traditionele 
opvattingen over schoonheid en het verschil tussen zoge-
naamde ‘hoge’ (conceptuele) en ‘lage’ (ambachtelijke) 
kunst, maar ook op zulke diverse thema’s als de consump-
tiemaatschappij, traditionele (volks)cultuur, seks en religi-
eus extremisme.
	 Perry deinst er niet voor terug om zijn werk toe te lichten 
en daarbij ook autobiografisch te verklaren. Opgegroeid in 
een gebroken working-classgezin in Essex, realiseerde hij 
zich als puber dat hij travestiet was. Al vroeg werd tekenen 
een uitlaatklep. In de rijke fantasiewereld die hij creëerde 
kwamen de verschillende delen van zijn persoonlijkheid tot 
uiting, zo stelt hij zelf. Elk van zijn werken kan dan ook 
gezien worden als een fragmentair zelfportret.
	 De titel van de tentoonstelling in Maastricht is ontleend 
aan een van Perry’s werken: een geborduurde vlag waarop 
Alan Measles, de teddybeer uit zijn jeugd, is afgebeeld als 
een hedendaagse kruisvaarder die zich met een wijds arm-
gebaar ontfermt over alle wereldreligies, elk gerepresen-
teerd door een figuurtje. Daarbij geeft hij het wijze advies 
Hold your Beliefs Lightly, waarmee Perry wil zeggen dat we 
ons niet te veel moeten laten leiden door dogmatische 
opvattingen en zogenaamde zekerheden. Het is een geschikt 
motto voor Perry’s houding, die wordt gekenmerkt door 
tegendraadsheid en gevoel voor ironie, maar ook altijd een 
licht moraliserende ondertoon heeft. Perry vergelijkt zijn 
rol als kunstenaar met die van een sjamaan of  heksendok-
ter: ‘Ik verkleed me, vertel verhalen, geef  dingen betekenis 
en maak ze een beetje belangrijker.’
	 Hoewel de tentoonstelling niet expliciet in hoofdstukken is 
opgedeeld, kunnen er toch vijf  delen worden onderscheiden. 
In de eerste zaal staan enkele van de potten opgesteld waar-
mee de kunstenaar bekend is geworden. Daarna volgt een 
zaal waarin het imposante gietijzeren schip The Tomb of  the 
Unknown Craftsman (2011) centraal staat, met daaromheen 
andere werken die allemaal voor of  ongeveer ten tijde van 

Perry’s gelijknamige tentoonstelling in het British Museum 
(2011-2012) zijn gemaakt. Thema van deze werken is de 
spirituele reis die we tijdens ons leven maken en de rol die 
religie speelt bij zingeving. Met de motorfiets Kenilworth 
AM1 (2010), te zien in de derde zaal, ging Perry samen met 
zijn teddybeer op bedevaart naar Duitsland. In de nevenlig-
gende zaal worden vier spectaculaire jurken opgesteld die 
gedragen werden door Perry’s vrouwelijke alter ego Claire. 
Het is op dit punt dat de tentoonstelling te zeer lijkt te leunen 
op de cultstatus van de kunstenaar. Wanneer wordt diens 
persoonlijkheid belangrijker dan zijn werk?
	 In het vierde deel van de tentoonstelling zijn twee zalen 
gewijd aan het fictieve personage Julie Cope. Op vier bontge-
kleurde wandkleden wordt haar leven als een stripverhaal 
afgebeeld: van haar jeugd als hippie tot haar gelukkige 
tweede huwelijk en haar tragische dood als zij wordt aange-
reden door een bezorgscooter. Voor deze, volgens de kunste-
naar, doorsnee vrouw uit zijn geboortestreek liet Perry A 
House for Essex bouwen, een postmodern gesamtkunstwerk 
dat als vakantieverblijf  te huur is. 

De tentoonstelling sluit af  met een zaal vol monumentale 
wandkleden. The Walthamstow Tapestry (2009) werd recent 
door het Bonnefantenmuseum verworven. Verwijzend naar 
het Tapijt van Bayeux (ca. 1068), dat de strijd van de 
Normandiërs met de Angelsaksen toont, verbeeldt Perry 
met zijn hedendaagse interpretatie van het wandkleed hoe 
merken zoals IKEA, Proctor & Gamble en Google een men-
senleven van geboorte tot dood bepalen. De zesdelige serie 
The Vanity of  Small Differences (2012) vertelt het leven van 
Tim Rakewell. We zien hoe Rakewell, die is geboren in een 
arbeidersgezin, de sociale ladder beklimt en ironisch genoeg 
als IT-miljonair in de goot sterft. De aan de hand van com-
putertekeningen geweven tapijten staan bol van details 
waaruit Tims sociale status is af  te lezen. Perry baseerde 
zich voor dit werk op interviews en huisbezoeken die hij 
aflegde voor de Channel 4-serie All in the best possible taste. 
De kunstenaar is aangetrokken tot het thema van klasse en 
smaak omdat hem is opgevallen hoe zeer mensen hun iden-
titeit ontlenen aan de spullen waarmee ze zich omringen.
	 Voor de minder oplettende beschouwer bieden de zaaltek-
sten uitkomst: hierin worden de verschillende onderdelen van 
de werken geduid als waren het zoekplaatjes. Rakewells naam 
is een verwijzing naar de serie schilderijen A Rake’s Progress 
(1734) van William Hogarth waarin eenzelfde soort levens-
wandel wordt beschreven. Met de titel The Vanity of  Small 
Differences refereert Perry tevens aan wat Freud ‘Narzissmus 
der kleinen Differenzen’ noemde: de neiging van mensen om 
juist diegenen te verafschuwen waar ze (zowel geografisch als 
qua gewoonten en voorkeuren) het dichtst bij staan. De wer-
ken zitten zo propvol culturele verwijzingen dat de visuele 
impact van het werk zelf  naar de achtergrond verdwijnt.
	 Perry’s typeringen van de verschillende klassen zijn geestig 
en raak, maar ook wat gemakkelijk en vrijblijvend. Waar de 
aantrekkelijke vazen uit het begin van zijn carrière een perfecte 
drager bleken voor zijn subversieve boodschap, zijn de scherpe 
kantjes er in het nieuwe werk wel een beetje af. In zijn huidige 
rol als beroemd kunstenaar is Perry te zeer een crowd pleaser om 
echt bijtende kritiek te leveren.	 Roosmarijn Hompe

p Grayson Perry. Hold Your Beliefs Lightly, tot 5 juni in het 
Bonnefantenmuseum, Avenue Céramique 250, 6221 KX 
Maastricht (043/329.01.90; bonnefantenmuseum.nl).

Grayson Perry

Hold Your Beliefs Lightly, 2011, collectie van de kunstenaar
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Hold Your Beliefs Lightly, zicht op de tentoonstelling in het Bonnefantenmuseum, Maastricht. Foto: Peter Cox
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Nils Norman. Life in the Projects and the Proposals. 
Als Utopia een vaste vorm zou moeten aannemen, zou dat 
heel goed de geodetische koepel kunnen zijn die architect 
Buckminster Fuller veelvuldig toepaste. De immer uitbreid-
bare, gemakkelijk verplaatsbare architectuur van die koe-
pel leent zich uitstekend voor snelle opbouw en verande-
rende doeleinden. Ideaal voor een utopie in ontwikkeling.
	 Geen verrassing dus, dat die geodetische koepels veelvuldig 
opduiken in de tekeningen, bouwplannen en blauwdrukken 
van kunstenaar-utopist Nils Norman, die te zien zijn op zijn 
expositie in De Domijnen in Sittard. Dit kleine museum ser-
veert onder leiding van Roel Arkesteijn een gestaag program-
ma van kunstenaars met een ecologische en sociale agenda. 
Norman (1966, Kent) past perfect in dat rijtje. De kunste-
naar, die ook architect, planoloog en professor aan de 
Koninklijke Deense Academie voor Kunst en Vormgeving is, 
loopt over van de plannen en ideeën om de publieke ruimte 
terug te geven aan de burger, door er moestuinen in te rich-
ten en speeltuig neer te zetten. Hij werkt voor kinderen, voor 
volwassenen, voor de burgerlijk ongehoorzamen.
	 In De Domijnen presenteert Norman een enorme hoe-
veelheid plannen, al dan niet uitgevoerd. De zaaltjes han-
gen vol met blauwdrukken die voorzien in het ombouwen 
van leegstaande panden en woonhuizen tot een veelzijdige 
habitat voor een hele gemeenschap, met bibliotheken, dak-
tuinen, dj-ruimtes en slaapzalen. Er zijn maquettes te zien 
met zijn Geocruiser, een bus die hij in 2001 ombouwde, die 
als reizende bibliotheek en mobiele tuin fungeert en die 
tegelijkertijd mensen aanzet om hun eigen diesel te maken. 
Die Geocruiser ging met pensioen in 2004, maar de maquet-
tes tonen de eindeloze mogelijkheden van het vehikel: mini-
boerderij, of  zelfs startpunt voor fietsers.
	 Norman was al eerder actief  in Nederland. In 2010 ver-
wezenlijkte hij het Edible Park in Den Haag, een samenwer-
king met onder meer Stroom Den Haag. Het project past bij 
de uitgangspunten van permacultuur, een discipline die 
voorziet in een ecologische en duurzame inrichting van de 
leefomgeving, waarbij voedsel verbouwd wordt in parken 
en op andere openbare plekken. En hij bouwde voor exposi-
tieruimte Casco een kantoorspeeltuin met kruip-door-sluip-
door-bouwsels voor de speelse geest.
	 Spelen is enorm belangrijk in Normans wereldbeeld, en 
centraal in Museum De Domijnen staat dan ook een staketsel 
dat tot aan het plafond reikt. Geen speeltuig volgens opge-
legde veiligheidsnormen van de overheid. Als voetnoten han-
gen er covers aan de muur van vakliteratuur over DIY-
speeltuinen en adventure playgrounds, met van die typische 
jarenzeventigcovers waarop kinderen stevig aan het bouwen 
geslagen zijn. Maar het gaat Norman niet alleen om het 
voortbouwen op de inzichten van anderen. Af  en toe toont 
hij zijn tanden. In een muurschildering wordt bijvoorbeeld 
een speeltuin voorgesteld, maar zijn ook aanwijsborden te 
zien die de mensen naar hun eigen hoekje (Gay sector, ethnic 
sector) verwijzen: een sarcastisch en bijtend commentaar op 
de beperkende hokjesgeest waarmee de openbare ruimte 
ingedeeld en het gebruik ervan gereguleerd wordt.
	 De tentoonstelling leest als een blauwdruk van een ideo-
logie, met weinig objecten en vooral veel plannen, en is 
daardoor best taai. Maar er valt veel te leren, er is veel om 
over na te denken. Norman bedient zich soepel van de vor-
mentaal van activisten, maar er zit een draai in, een neiging 
om te spelen met de beperkingen van de subcultuur waar 
hij zich zo duidelijk thuis voelt. Zijn plannen varen wel bij 
een brede steun, bij kopieergedrag, bij een publiek dat zijn 
optiek deelt. Nadruk op dat aspect van het vermeerderen 
van kennis en het verspreiden van denkbeelden legt hij met 
zijn bibliotheekfiets: in een kastje staan boeken over utopis-
ten, krakers en ecologen. Erin geïntegreerd is een kopieer-
machine die werkt op zonne-energie. Maar, als de zonnecel 
is opgeladen, is er maar energie voor één kopie, legt Norman 
uit in een begeleidend interview. Natuurlijk is de kennisver-
spreiding zo gedoemd om te mislukken. Norman neemt een 
loopje met de esthetiek van fanzines, van goedkoop gesten-
cilde linkse tijdschriften en met de behoefte om kennis te 
delen. De uitvoering blijkt van secundair belang, eventueel 
falen is alvast ingecalculeerd.
	 Die zelfspot voorkomt een tunnelvisie en haalt de wind uit 
de zeilen van cynici die nadenken over een betere wereld 

een naïeve bezigheid vinden. En Normans eigen kritiek 
wordt er des te bijtender door. Zo tekent hij een projectont-
wikkelaar die dood uitgestrekt ligt naast een boom. Vrij let-
terlijk velt Norman de erfvijand van natuurlijke chaos en 
speelse vrijheid. Hij verzet zich tegen projectontwikkelaars 
die zich de openbare ruimte toe-eigenen, tegen overheden 
die menselijk handelen in openbare ruimtes willen regule-
ren en beïnvloeden. 
	 Al sinds de jaren negentig werkt hij gestaag aan zijn betere 
wereld. En nu op grote schaal het besef  begint door te drin-
gen dat er alternatieven nodig zijn voor energiewinning en 
voedselproductie, is de tijd rijp voor zijn visie. Toch is er een 
nadeel. Want met al die nadruk op idee en theorie, wordt de 
visuele, driedimensionale kant van zijn werk onderbelicht. 
Inderdaad, er staat een enorm spectaculair speeltuig opge-
steld, er is die bibliotheekfiets, maar als je even op internet 
zoekt, vind je al snel veel interessantere installaties en bouw-
sels, die zijn gedachtegoed op meeslepender wijze illustreren. 
En toch, zoals alle goede tentoonstellingen plant Life in the 
Projects and the Proposals wel een zaadje in het bewustzijn 
van de bezoeker. 	 Machteld Leij

p Nils Norman, Life in the Projects and the Proposals, tot 29 
mei in Museum De Domijnen, Kapittelstraat 6, 6131 ER 
Sittard (046/451.34.60; hetdomein.nl).

Seydou Keïta. Het fotografisch avontuur van de Malinese 
fotograaf  Seydou Keïta (1921-2001) begint eerder beschei-
den. Terwijl hij nog werkt als timmerman, trekt hij in zijn 
vrije uren en dagen eropuit om als ambulant fotograaf  van 
deur tot deur zijn diensten aan te bieden. Het werk bevalt 
hem en blijkbaar is ook zijn cliënteel tevreden, want het 
levert uiteindelijk een inkomen op dat voldoende is om van 
te leven. In 1945 koopt hij een grootbeeldcamera en drie 
jaar later opent hij in Bamako een portretstudio. In 1960 
wordt Frans Soedan onafhankelijk en verandert het land 
zijn naam in Mali. Enkele jaren na de installatie van het 
nieuwe regime, verzoekt de minister van informatie Keïta 
vriendelijk, maar met aandrang om voor de regering te 
komen werken. De commerciële portretfotograaf  Keïta 
wordt nu propagandafotograaf  in dienst van het heersende 
bewind. In het begin van de jaren negentig wordt hij ‘ont-

Nils Norman

Life in the Projects and the Proposals, zicht op de tentoonstelling in Museum De Domijnen, Sittard. Foto: Bert Janssen
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dekt’ door Susan Vogel, een Amerikaanse curator. Zij toont 
een aantal van zijn portretten in een tentoonstelling gewijd 
aan 20e-eeuwse Afrikaanse kunst. Omdat ze tijdens haar 
reis in Afrika haar notities en daarmee ook de naam van de 
fotograaf  is kwijtgespeeld, blijven de beelden anoniem. Jean 
Pigozzi, een fotograaf  en verzamelaar van Afrikaanse 
kunst, ziet de beelden en stuurt André Magnin, de curator 
van zijn collectie Afrikaanse kunstwerken, naar Mali om de 
identiteit van de fotograaf  te achterhalen. Magnin keert in 
1992 terug met zo’n negenhonderd negatieven uit het ate-
lier van Keïta, laat er nieuwe prints van maken, stelt ze ten-
toon en verkoopt ze aan verzamelaars, galeries en musea. 
Keïta’s fotografische identiteit verandert voor een tweede 
keer, nu van portret- en propagandafotograaf  naar toon-
beeld van autonome Afrikaanse fotokunst. Een internatio-
nale carrière begint… en een conflict tussen Keïta en 
Magnin barst los. De fotograaf  beschuldigt zijn promotor 
ervan nieuwe prints te hebben gemaakt zonder zijn toe-
stemming en op sommige zijn handtekening zelfs te hebben 
nagebootst. Nog voor de rechtbank zich kan uitspreken, 
sterft Keïta.
	 De tentoonstelling, grotendeels geput uit de collectie-Mag-
nin, laat deze juridische controverse links liggen en beperkt 
zich tot het louter presenteren van Keïta’s portretwerk (van 
zijn werk als ‘staatsfotograaf ’ zou niets meer bewaard zijn). 
Ze maakt daarbij vooral gebruik van de moderne prints die 
in de jaren negentig in opdracht van Magnin en, als we hem 
mogen geloven, met goedkeuring en onder supervisie van 
Keïta, opnieuw zijn geprint. Het zijn de portretfoto’s van 
Keïta zoals het Europese publiek ze kent: grote tot reusach-
tige prints, contrastrijk afgedrukt, uitermate scherp en gede-
tailleerd. De kijker wordt vergast op kunstige beelden van 
overweldigende lichamen. Wie zien we? Een man of  vrouw, 
alleen of  in groep, een koppel, ouders en kinderen, altijd 
geplaatst tegen de achtergrond van een rafelig doek met 
drukke patronen. Sommige vrouwen liggen langoureus uit-
gestrekt voor de camera, en spreiden hun lange, met geome-
trische figuren bedrukte jurk met een weids gebaar uit (soms 
denk je: wat is hier eigenlijk het onderwerp, de vrouw of  
haar jurk?). Andere maken dan weer gretig gebruik van de 
door de fotograaf  ter beschikking gestelde attributen (een 
fiets, een radio, een bromfiets en op een bepaald moment 
zelfs een auto). Elk portret lijkt de uitkomst van een gesprek, 
niet alleen van het model met zichzelf  en met de fotograaf, 
maar ook met een afwezige derde voor wie het portret 
bestemd is (een vriend, geliefde, een ver familielid). Het ver-
klaart de wat aangedikte, theatrale pose waarmee de gepor-
tretteerde zich uitdrukt. Maar met die pose lijkt nog iets 
anders aan de hand. Kijk hoe het model zich (letterlijk) in 
allerlei bochten wringt om zijn pols zo te draaien dat we toch 
maar zijn of  haar uurwerk zullen zien (verdacht vaak gaat 
het overigens om hetzelfde uurwerk…). Men toont zich 
modern, mee met de tijd, men presenteert zich als ‘evolué’, 
maar toch is men nooit het slachtoffer van die imitatiedrang. 
De geportretteerde gebruikt het door Europa aangereikte 
materiaal (gebruiksvoorwerpen, kledij, poses) wel, maar 
altijd met die lichte overdrijving waardoor het op slag zijn 
sérieux verliest. Men speelt het Europese type, niet uit een 
verlangen om ermee samen te vallen, maar als een vrijblij-
vend spel waar men zo weer in- en uitstapt.
	 Achteraan de expositieruimte is een zaal ingericht met 
‘vintage prints’, afdrukken door Keïta zelf  kort na de opna-
me gemaakt en bestemd voor zijn klanten. Het zijn kleine 
beelden, niet groter dan het negatief  en vaak zacht afge-
drukt. Sommige werden aangetroffen in zijn atelier, de 
meeste werden echter teruggevonden bij de vaste lijstenma-
ker van de fotograaf. De door de tijd en slijtage aangevreten 
‘vintage prints’ tonen het leven van de afbeeldingen nadat 
ze het atelier van de fotograaf  hebben verlaten: de fraaie, 
soms wat bombastische lijsten, de aanpassingen nader-
hand, de opvallende inkleuringen (in veel prints zijn bepaal-
de details ingekleurd, zoals een hoofddoek, enkele juwelen, 
een halsketting, oorbellen). De opwaardering van het fysie-
ke object maakt niet alleen duidelijk dat de portretten als 
precieuze objecten werden gekoesterd, maar ook dat ze een 
bij uitstek openbaar leven leidden: ze werden gemaakt om 
getoond, om gedeeld te worden. Deze bij uitstek sociale func-
tie helpt meteen ook de uitbundigheid van de pose verkla-

ren: het lichaam ageert opdat de kijker zou reageren. Het 
portret is de openingszet van een dialoog tussen diegene die 
zich ermee toont en diegene die het bekijkt. In die zin biedt de 
ruime presentatie van Keïta’s ‘vintage prints’ – het is de eer-
ste keer dat er zoveel zijn samengebracht in één tentoonstel-
ling – dan ook een uitgelezen kans om de specifieke culturele 
en sociale context te duiden waarbinnen het Afrikaanse por-
tret (en dus ook Keïta’s portretstrategie) functioneert. Maar 
dat gebeurt jammer genoeg niet. De tentoonstellingsmakers 
blijven opereren binnen een Europese museale logica waar-
bij de ‘vintage print’ geëxploiteerd wordt als het fotografi-
sche object dat het dichtst bij de fotograaf  staat (en vooral 
daaraan zijn waarde ontleent), niet als een bij uitstek meer-
zinnig cultureel artefact dat zorgvuldig ondervraagd en 
bestudeerd moet worden.	 Steven Humblet

p Seydou Keïta, tot 11 juli in Grand Palais, 254/256 rue de 
Bercy, 75577 Parijs (01/40.13.48.00; grandpalais.fr). 

Paul Strand. Op het eerste gezicht kan men de carrière 
van de Amerikaanse fotograaf  en filmmaker Paul Strand 
(1890-1976) netjes verdelen in twee eerder incompatibele 
delen. Het eerste deel speelt zich af  in Amerika, in de groot-
stad New York. Het is de periode waarin Strand sterk beïn-
vloed wordt door de fotografische esthetica van de pictura-
list Alfred Stieglitz. Hij baart opzien door zijn grafische, licht 
onderkoelde stadsbeelden en vooral door een reeks onthut-
sende portretten van passanten die zich, onbewust van zijn 
aanwezigheid en dus zonder enige gêne, door de camera 
laten vatten. Zijn onderwerpen: de verarmde stadsbewo-
ners, slachtoffers van een zoveelste financiële crisis uitge-
lokt door nietsontziende bankiers en harteloze beleggers. 
De beelden tonen uitgeputte lichamen, lege en doffe blik-
ken, radeloze eenzaamheid. Een nauwsluitend kader brengt 
de toeschouwer ongemakkelijk dicht bij de gefotografeerde, 
terwijl de geportretteerde zelf  opgesloten blijft in zijn eigen 
leefwereld: geen sprake van een werkelijk contact. De stede-
lijke kijker uit de betere kringen wordt tegelijkertijd gecon-
fronteerd met de wanhoop van zijn minderbedeelde mede-

bewoners én met zijn eigen wegkijken van die ellende. Het is 
duidelijk dat Strand al vanaf  het prille begin esthetiek en 
ethiek met elkaar verbindt.
	 Terwijl hij in zijn portretten het onderwerp dicht op de huid 
zit, neemt hij in zijn stadsbeelden uit dezelfde periode meer 
afstand. De stad is vooral architectuur (vorm) en vraagt dus 
om een andere benadering dan de stadsbewoners. Zijn aan-
dacht verschuift naar de fotografische vertaling van een drie-
dimensionale ruimte naar een tweedimensionaal plat vlak: 
vaak zet hij expliciet in op het optische effect van vervlakking 
door gebruik te maken van een telelens of  door het innemen 
van een hoger gelegen standpunt. Fotograferen wordt hier 
een formeel experiment, een oefening in het schikken en her-
schikken van vlakken en lijnen, van licht en donker op het 
beeldoppervlak. Enkele van deze eerder formalistische expe-
rimenten nam Stieglitz op in het laatste nummer van Camera 
Work, als voorbeeld en model van de nieuwe, moderne foto-
grafie. Hij voert Strand ten tonele als een revolutionaire foto-
graaf  die het medium in de richting van de abstractie stuurt, 
en zo het fotografische antwoord formuleert op de avant-gar-
deschilderkunst, die op dat moment een gelijkaardige bewe-
ging inzet. Deze eerste periode sluit af  met de experimentele 
stadsfilm Manhatta (1921), een samenwerking met de foto-
graaf  en schilder Charles Sheeler.
	 Het tweede, ogenschijnlijk zo verschillende deel van 
Strands carrière voltrekt zich in het buitenland, eerst in het 
nabijgelegen Mexico, later in Europa en Afrika. Meer dan in 
zijn eerste periode toont de stilistisch verfijnde stadsfotograaf  
en formele vernieuwer zich hier als een humanistisch geïn-
spireerde documentaire fotograaf  en filmmaker, die telkens 
weer de kant van de verdrukten en verliezers kiest. In Mexico 
wordt hij aangetrokken door de volkse devotie, door de brute 
architectuur van de kerken, door het straatleven, maar ook 
door de sociale strijd van de arbeiders voor een beter bestaan. 
Een door Strand zelf  samengestelde portfolio van fotografi-
sche prints getuigt van zijn fascinatie voor de Mexicaanse 
cultuur, terwijl zijn politiek engagement vooral blijkt uit zijn 
documentaire films, zoals Redes, een film over een vissersdorp 
die in nauwe samenwerking met de Mexicaanse overheid is 
gemaakt. Ook later, in zijn projecten en boeken over Europese 
en Afrikaanse streken en landen, kiest hij resoluut voor het 
traditionele dorp en de ‘eerlijke’ handenarbeid, en keert hij 
zich af  van verstedelijking, mechanisering en industrialise-
ring. De moderne, vooruitstrevende fotograaf  van weleer is 

Seydou Keïta

Zonder titel, 1959
Contemporary African Art Collection, Genève 

© Seydou Keïta / SKPEAC / foto courtesy CAAC – The Pigozzi Collection, 
Genève
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een behoudsgezinde nostalgicus geworden, zo lijkt het wel.
	 Hoe verschillend beide fases ook mogen lijken, de ten-
toonstelling in het Victoria & Albert Museum maakt duide-
lijk dat ze iets wezenlijks met elkaar delen. De sleutel tot dat 
inzicht wordt aangereikt in een klein zaaltje dat naast enke-
le foto’s van zijn fototoestel en een selectie portretten van 
enkele intimi uit de kring rond Stieglitz ook een gering aan-
tal portretten van zijn eerste vrouw bevat. Vooral deze laat-
ste vallen op. Ze zijn het resultaat van een samenwerking 
tussen fotograaf  en model, en getuigen aldus van een 
gedeelde intimiteit die haaks staat op de afstandelijkere 
benadering in zijn vroegere straatportretten. Een intimiteit, 
zo leest men in de zaaltekst, die hij daarna nooit meer zou 
toelaten in zijn werk. Deze korte, bijna terloopse opmerking 
is cruciaal om te begrijpen wat Strands oeuvre nu precies 
bijeenhoudt. Afstand, zowel fysiek als emotioneel, is altijd 
cruciaal geweest in zijn fotografische strategie. In New York 
creëert hij die afstand door het onderwerp van ver te bena-
deren of  door zijn fototoestel uit te rusten met een zijwaarts 
gerichte lens, zodat de geportretteerde niet weet dat hij gefo-
tografeerd wordt. In zijn latere werk blijft de fotograaf  de 
wereld gefascineerd, maar vanop een respectabele afstand 
gadeslaan. Strand maakt zijn portretten nu weliswaar met 
medeweten en medewerking van de geportretteerde, maar 
waakt er steeds over dat zijn persoonlijke relatie met het 
onderwerp een accurate beschrijving niet in de weg staat. 
Hij stelt zich kies op, beseft dat een zekere afstand nodig is 
om te kunnen kijken. En precies het poneren van deze kriti-

sche afstand redt hem van de naïeve sentimentaliteit die 
men doorgaans toeschrijft aan de humanistische stroming 
waartoe Strand behoort. Als geen ander beseft hij dat de 
ware generositeit van de documentaire fotograaf  erin 
bestaat de camera aan te wenden als een instrument om te 
leren kijken, niet om een al gevormde mening aan de wereld 
(en de kijker) op te dringen. De afstand tussen fotograaf  en 
wereld is noodzakelijk om plaats te maken voor het invoe-
lend meekijken van de toeschouwer.	 Steven Humblet

p Paul Strand: Photography and Film for the 20th Century, tot 
3 juli in het Victoria & Albert Museum, Cromwell Road, 
Londen SW7 2RL (020/7942.2000; vam.ac.uk).

Beeldende kunst – terugblik
Daniel Buren. A Tiger Cannot Change Its Stripes. Een 
triptiek. Aan Daniel Buren valt dit voorjaar niet te ontko-
men in de Belgische culturele programmatie. Naast het 
grootse scenografische experiment Daniel Buren. Een Fresco 
in Bozar te Brussel, waar Buren in dialoog treedt met wer-
ken die hem inspireerden, realiseerde de Franse kunstenaar 
voor het Cultuurcentrum Strombeek de tentoonstel-
lingstriptiek A Tiger Cannot Change Its Stripes. Het ging om 

een triptiek die gespreid in ruimte en in tijd tot stand kwam. 
Enerzijds waren er de vaste elementen gevormd door de in-
situ-installatie La salle aux piliers colorés van Buren, gereali-
seerd voor de inkomhal van het Cultuurcentrum, en een 
werk van Athina Ioannou in de Abdijkerk van Grimbergen 
even verderop. De evolutieve delen betroffen drie opeenvol-
gende presentaties in de zeshoekige ruimte naast de inkom-
hal en de veranderende installatie Lieu de passage/ Salle 
d’exposition van Krijn de Koning op de kelderverdieping van 
het Cultuurcentrum. 
	 De inkomhal van het Cc wordt doorgaans voor tentoon-
stellingen gebruikt, maar is geen typische tentoonstellings-
ruimte en bevat veel ruiselementen. Ze is rechthoekig, 
enkele gangen en de trap naar het sanitair komen erop uit, 
en de wanden worden door de toegang naar een andere 
expositieruimte doorbroken. Buren liet hier een reeks vier-
kante kolommen installeren. Wie de ruimte niet kent, kan 
onmogelijk uitmaken of  ze tot de draagstructuur behoren 
dan wel om decoratieve redenen zijn toegevoegd. Als we 
recht op de zijden kijken, oogt de plaatsing van de kolom-
men haast willekeurig; kiezen we echter voor een diagonale 
kijkas, dan ontstaan regelmatige gangen. Doordat de 
kolommen aan de vier zijden een andere behandeling kre-
gen – zwart-wit gestreept, effen blauw, geel en roze – wordt 
deze diagonale kijkrichting beklemtoond.
	 Het dubbele karakter van de installatie doet een ruimte 
ontstaan die beurtelings dwingend is én uitnodigt om er vrij 
in rond te wandelen. Dit kuieren is belangrijk om het werk 
te kunnen waarnemen – twee van de vier zijden zijn immers 
altijd aan het zicht onttrokken. De bezoeker moet actief  
deelnemen aan het werk en zich door de ruimte bewegen 
om het ritme van de kolommen en de inkleuring van de zij-
den in zich op te nemen. De ruimte lijkt door toedoen van de 
kolommen in eerste instantie generischer te worden; hun 
regelmatige orde lijkt de ruis weg te filteren. Maar tegelijk 
doen de kolommen zichten ontstaan. De diagonale kolom-
menrijen kadreren steeds weer hoeken, deuren, ramen, 
gangen. De betrokkenheid op (de onvoorspelbaarheid van) 
de ruimte wordt nog duidelijker doordat het kolommenras-
ter een enkele keer voorbij de begrenzing van de rechthoe-
kige ruimte doorloopt. Buren ontmaskert het verlangen 
naar neutraliteit van deze tentoonstellingsruimte door de 
aandacht op de niet-generische, afwijkende aspecten ervan 
te vestigen. Hij stelt de ruimte zelf  tentoon. Via de kolom-
men krijgen we aandacht voor allerlei subtiele details. Zo 
valt op dat het ritme van de kolommen in een gespannen 
relatie staat met de plafondbekleding. Het valse plafond van 
de ruimte bestaat uit smalle latten waarin op regelmatige 
afstanden een verlichtingsstrook is ingewerkt. Dit zorgt 
voor een ‘gestreept’ patroon dat resoneert in de gestreepte 
zijde van Burens kolommen. De afstand tussen de verlich-
tingsstroken verschilt echter van de afstand tussen de 
kolommen, die parallel met die stroken in het gelid staan. 
Op dezelfde manier worden zelfs de naden van de gietvloer, 
een derde ritmisch element in deze ruimte, erg aanwezig 
gemaakt voor de bezoeker. 
	 In de kleine zeshoekige zijzaal werd eerst (januari-februa-
ri) werk getoond van Michel Parmentier – die in de jaren 
zestig samen met Buren, Olivier Mosset en Niele Toroni deel 
uitmaakte van de vierkoppige groep BPMT – en Simon 
Hantaï, die eveneens belangrijk was voor de jonge Buren. 
Net als Buren trachtten Hantaï en Parmentier door middel 
van herhaling, effen kleurvlakken en patronen te ontsnap-
pen aan de begrenzingen van het doek. Vooral de werken 
van Parmentier – zeildoeken met een horizontaal patroon 
van rood-witte en zwart-witte kleurbanden die rechtstreeks 
op de muur waren bevestigd – gaan door hun horizontali-

Paul Strand

White Fence, Port Kent, New York, 1916 (negatief), 1945 (print). © Paul Strand Archive, Aperture Foundation

Paul Strand

Couple, Rucar, Romania, 1967
© Paul Strand Archive, Aperture Foundation

Daniel Buren

Photo-souvenir: La salle aux piliers colorés, travail in situ,  
Cultuurcentrum Strombeek, januari-mei 2016 

© DB-ADAGP / foto: Dirk Pauwels

Daniel Buren

Photo-souvenir: D’un cadre à l’autre: cinq images / fragments d’un modèle 
retransmis directement à l’échelle 1/1, vidéo in situ, Cultuurcentrum 
Strombeek, februari-maart 2016. © DB-ADAGP / foto: Dirk Pauwels
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teit en neutraliteit een relatie aan met de ruimte, en ze doen 
daarbij onmiddellijk aan Burens eigen kenmerkende verti-
cale strepenmotief  of  outil visuel denken. In het tweede deel 
(februari-maart) was het iconische D’un cadre à l’autre: cinq 
images / fragments d’un modèle retransmis directement à 
l’échelle 1/1, vidéo in situ van Daniel Buren zelf  te zien. Vijf  
camera’s filmen een hoek die werd beschilderd met Burens 
strepenpatroon. De opnames worden live gescreend op vijf  
verschillende monitoren aan de andere kant van de kamer. 
De toeschouwer kan zelf  voor een moment deel van het 
werk worden door voorbij de camera’s te lopen. Het werk is 
in deze context interessant omdat het net zoals de installatie 
in de inkomhal de rol van de toeschouwer in Burens kunst 
illustreert. Het zopas afgelopen derde deel (april-mei) docu-
menteert alle werken die Buren in België realiseerde.
	 In de kelder van het Cultuurcentrum was het werk Lieu de 
passage/ Salle d’exposition van Krijn de Koning te zien. De 
Koning heeft een rechthoekige ruimte met vier geel geschil-
derde wanden ingeplant in de kelderruimte. Op deze gele 
structuur werden tot driemaal toe, en telkens op een andere 
manier, witte ‘uitsparingen’ aangebracht. De uitsparingen 
gaan een wisselende dialoog aan met de proporties van de 
ruimte. Het speelse en serene Onze Kerk van Athina Ioannou 
– in de schitterende setting van de nabijgelegen Abdijkerk te 
Grimbergen – bestaat uit een enorme sliert die centraal in 
de viering van de kerk hangt en waaraan honderden gele 
vlagjes uit schildersdoek zijn bevestigd. De vlagjes gaan bij 
de minste tocht aan het trillen. De verticaliteit van de kerk 
wordt versterkt, reflecties en invallende lichtstralen worden 
anders gepercipieerd. 

De werken van Buren, De Koning en Ioannou zoeken tel-
kens aansluiting bij de bestaande architectuur en omge-
ving, en behouden tegelijk een zekere autonomie. Nergens 
vertroebelt de grens tussen deze in-situ-installaties en de 
architectuur, en tegelijk spelen ze elk op een specifieke 
manier in op de omgeving. Ze vestigen de aandacht niet op 
zichzelf, maar doen de bezoeker eerder bij de omgeving stil-
staan. De werken van Buren, en de ingrepen van De Koning 
en Iannou functioneren telkens als dispositieven die onop-
gemerkte fragmenten en karakteristieken van de omgeving 
terug zichtbaar maken.	 Louis De Mey

p Daniel Buren. A Tiger Can Not Change Its Stripes. Een triptiek, 
9 januari – 10 februari (1), 26 februari – 20 maart (2), 1 april 
– 13 mei (3), Cultuurcentrum Strombeek, Gemeenteplein 
z/n, 1853 Grimbergen (02/263.03.43; ccstrombeek.be).

Paul Kooiker: History X. De uitnodiging voor deze ten-
toonstelling deed vermoeden dat iemand bij Galerie Tegen
boschvanvreden een vergissing had begaan en het verkeer-
de beeld op de kaart had afgedrukt. Dit kon toch geen werk 
zijn van de fotograaf  Paul Kooiker: die vegen in psychede-
lisch lila, groen en blauw afgezet tegen beige en vuil zwart? 
Was het wel fotografie? En waar keken we eigenlijk naar?
	 Vorig jaar nam Kooiker nog deel aan een groepstentoon-
stelling in de galerie met de – in het licht van deze tentoon-
stelling – profetisch klinkende titel Invisible Forces that 
Determine What Happens Next. Zijn bijdrage was een variatie 
op de installatie Nude Animal Cigar, die hij in 2014 liet zien 
in Fotomuseum Den Haag. Nude Animal Cigar is ‘vintage 
Kooiker’. De installatie wemelt van foto’s van naakte vrou-
wen, die anoniem en overbelicht in beeld zijn gebracht, 
zodat het vlees oogt als mollig marmer. Daarnaast waren 
beelden te zien van apen, ijsberen, giraffen, leeuwen, bui-
deldieren – een complete dierentuin. En foto’s van stompjes 
sigaar, stille getuigen van de tijd die Kooiker in het atelier 
doorbrengt. De beelden waren vaak een beetje wazig, 
omfloerst bijna. De bruintinten zorgden voor een nostal-
gisch effect. In retrospect kunnen we concluderen dat Nude 
Animal Cigar het voldragen en uitgebalanceerde sluitstuk 
vormde van een fase in Kooikers oeuvre.
	 Een reis naar Japan zorgde voor de nodige nieuwe impul-
sen. Kooiker fotografeerde er naakten in een klassieke pin-
uppose: met de rug naar de camera, licht geknikt in de tail-
le, een arm omhoog en leunend tegen de luxaflex die strepen 
licht doorlaat. Dit basisbeeld bewerkte hij eindeloos met de 
computer, laag over laag over laag, totdat het aantal en de 
aard van de manipulaties niet meer achterhaald kon wor-
den – de machine geeft dan de melding ‘history x’. Kooiker 
heeft de digitale logica zo ver doorgedreven dat de beelden 
haast onherkenbaar worden en er iets mysterieus ontstaat. 
Alleen in de foto die aan het begin van de reeks is gehangen, 
valt een typische Kooikervrouw te ontwaren. Het is een 
kleine handreiking aan bezoekers die door de uitnodiging in 
de war zijn gebracht.
	 Toch is de breuk met het verleden minder groot dan het in 
eerste instantie lijkt. Wat de werkwijze betreft sluit History X 
zelfs naadloos aan bij de rest van Kooikers oeuvre, dat in het 
teken staat van het onvolmaakte beeld. In 1995 besloot de 
fotograaf  het toeval toe te laten in de (post)productie van zijn 
foto’s en ontstond zijn karakteristieke stijl met onscherpe, 
bewogen, grofkorrelige of  anderszins smoezelige beelden. 
Voor History X heeft Kooiker het basisbeeld geschoten met een 
iPhone; de keuze voor de filters die hij eroverheen legt is bepa-
lender voor het eindresultaat dan de kwaliteit van zijn camera.
	 Net als zijn eerdere werk, dat associaties oproept met het 
impressionisme enerzijds en vuige misdaadfotografie à la 
Weegee anderzijds, refereert History X aan diverse kunst-

historische bronnen: Man Rays Le Violon d’Ingres ligt voor 
de hand, net als Picabia’s naakten. Maar de hardheid van 
de kleuren en de manier waarop ze tegen elkaar aan schur-
ken, doen ook denken aan zeefdrukken van Andy Warhol. 
Eén werk waarin het beeld spectaculair versplinterd is tot 
duizenden gekleurde vlakjes, roept de actionpaintings van 
Jean-Paul Riopelle in herinnering. De link met schilder-
kunst wordt nog versterkt door de druktechniek die de wer-
ken een tactiele huid meegeeft. Door ze in serie op te hangen 
– vijftien naast elkaar, in een regelmatig ritme – benadrukt 
Kooiker echter dat het hier geen handgemaakte unica 
betreft, maar fotografie.
	 Je zou je kunnen afvragen of  History X niet gewoon een 
aantrekkelijk uitgevoerde variant is op het gegoochel met 
visuele filters op sociale media. Maar terwijl op Instagram 
of  Snapchat een bewerking vrijwel altijd bedoeld is om een 
beeld te verfraaien of  nostalgische gevoelens op te roepen, is 
Kooikers werk een stuk minder eenduidig. Er gebeurt sim-
pelweg te veel in die draaikolk van kleuren en vormen om in 
één keer gevat te kunnen worden. Dat geldt voor elk werk 
afzonderlijk, maar de kracht zit toch vooral in het geheel. 
Kooiker bewijst nogmaals dat hij als kunstenaar eerder 
installatiebouwer is dan fotograaf.	 Edo Dijksterhuis

p Paul Kooiker: History X, 2 april – 14 mei, Galerie Tegen
boschvanvreden, Bloemgracht 57, 1016 KE Amsterdam 
(020/320.67.68; tegenboschvanvreden.com).

Architectuur & vormgeving
Office Kersten Geers David Van Severen: Everything 
Architecture. Het architectuurbureau Office Kersten 
Geers en David Van Severen heeft een patent op interessan-
te architectuurtentoonstellingen. Het ontwerp After the 
Party voor het Belgische Paviljoen op de Biënnale van 
Venetië in 2008 is wellicht het meest legendarisch. Met een 
tijdelijk staketsel bouwde het architectuurbureau rondom 
het paviljoen een vijf  meter hoge muur. Verder was er geen 
architectuur te zien, maar de interventie maakte op de 
meest pregnante manier duidelijk wat architectuur op zich 
vermag (zie de bespreking door Geert Bekaert in De Witte 
Raaf  nr. 136, november-december 2008). Everything 
Architecture in BOZAR is qua opzet klassieker, minder spec-
taculair, maar even lucide en misschien zelfs interessanter. 
	 De tentoonstelling presenteert om te beginnen projecten 
uit de portfolio van Office. We zien voornamelijk schaalmo-

Paul Kooiker

‘History X’, zicht op de tentoonstelling in Galerie Tegenboschvanvreden, 2016
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Krijn de Koning

Lieu de passage / Salle d’exposition, 2016, installatie in het kader 
van ’A Tiger Cannot Change Its Stripes’ op de kelderverdieping van 

Cultuurcentrum Strombeek. Foto: Dirk Pauwels
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dellen: wedstrijdvoorstellen, perspectieftekeningen en 
maquettes die ter gelegenheid van eerdere tentoonstellin-
gen werden vervaardigd, gebouwfragmenten op werkelijke 
schaal, enkele stoeltjes en tafeltjes. Deze objecten zijn met 
veel zorg en met veel aandacht voor kleur, materiaalge-
bruik, textuur, compositie en detail gemaakt, maar behou-
den niettemin hun statuut als ‘model’ – een replica van din-
gen die in de werkelijkheid bestaan of  zouden kunnen 
bestaan. Door de schaalmodellen samen te brengen, wor-
den de vele formele verwantschappen zichtbaar: het stellen 
van een elementair architecturaal gebaar, de seriële repeti-
tie van elementen, het gebruik van eenvoudige geometri-
sche figuren, de primaire kleuren. Deze zijn typerend voor 
de architectuurpraktijk van Office, dat daarmee voortbouwt 
op een modernistische formele esthetica.
	 Tegelijk wordt de tentoongestelde architectuur met werk 
van anderen in verband gebracht: het boek Los Angelos. A 
City of  Four Ecologies van Reyner Banham, foto’s van Bas 
Princen en Stefano Graziani, sculpturen en beeldend werk 
van generatiegenoten als Koenraad Dedobbeleer, Jos De 
Gruyter & Harald Thys, en kunstwerken van oudere en 
klassieke kunstenaars (Manfred Pernice, Dan Graham, 
Georges Vantongerloo, John Baldessari…). De (eigen) archi-
tectuurproductie wordt tot onderwerp van reflectie gemaakt 
en als een vorm van cultuurproductie onbeschroomd naast 
de hedendaagse beeldende kunst geplaatst. 
	 De tentoonstelling situeert zich in de zalen aan de kant 
van de Koningstraat waar doorgaans de tentoonstellingen 
van hedendaagse kunst plaatsvinden. Deze bijzondere 
zalenconfiguratie bestaat uit een inkomhal en een centrale 
rotonde die uitgeeft op drie zijruimtes. Ter gelegenheid van 
de tentoonstelling werd de ingang vanuit de Koningstraat 
afgesloten. Betekenisvol is het grondplan dat in de tentoon-
stellingsfolder is gereproduceerd. De cirkelvormige zaal 
vormt het centrum van de tekening, en wordt samen met de 
drie omliggende zalen als een geïsoleerd fragment gepresen-
teerd. Vanuit het middelpunt van de ronde zaal zijn in stip-
pellijn een reeks concentrische cirkels getekend – dit soort 
gestileerde, minimalistische architectuurtekeningen en het 
categorisch gebruik van eenvoudige geometrische figuren 
vormen de signatuur van Office.
	 De tekening suggereert een zekere rigueur en systema-
tiek, en zet de bezoeker tot interpretatie aan. De op het eer-
ste gezicht willekeurig uitgestrooide objecten in de rotonde 
blijken immers volgens de ‘concentrische orde’ van de teke-
ning in de ruimte te zijn geschikt: vroege projecten op de 
middencirkel, recentere projecten meer aan de buitenkant. 
De vier annexen van de centrale ruimte – de drie zijruimtes 
en de inkomhal – groeperen projecten die vormelijk of  the-
matisch lijken samen te horen: de toegangsruimte verza-
melt verschillende projecten met een cirkelvorm in het 
grondplan; een eerste zijruimte is aan de kamer en het inte-
rieur gewijd, een tweede handelt over het dakvlak en de 
gebouwschil en in een derde zaal staan het bouwblok en de 
gebouwconfiguraties centraal. De samenhang die daarmee 
wordt gesuggereerd, blijft echter zo algemeen dat de toe-
schouwer wordt uitgenodigd om zelf  bijkomende verban-
den te zoeken. Bestaat er naast een chronologische ook een 
inhoudelijke relatie tussen de projecten die op dezelfde cir-
kelboog liggen? Zijn de aslijnen die Horta’s architectuur 
kenmerken betekenisvol voor de scenografie van Office? 
Moeten we de asymmetrie in het bestaande zalencomplex 
betekenis toekennen? Kunnen er sectoren worden uitgete-
kend en wat vertellen deze over de samengezette projecten?
	 Terwijl men tussen de opgestelde tafels laveert, treden 
steeds andere aspecten op de voorgrond. Nu eens hebben 
we aandacht voor de minutieuze detaillering van een 
schaalmodel en wordt duidelijk dat ‘grenzen’ op zeer diver-
se manieren kunnen worden gematerialiseerd. Nog een 

andere keer ontwaren we een motief  – zoals de hortus con-
clusus – dat in diverse projecten in verschillende varianten 
is uitgewerkt. Of  we komen tot de vaststelling dat de helle 
kleuren rood en geel zowel voorkomen in een reeks maquet-
tes, in de felrode bekleding van de trappen van het project 
voor de Kamer van Koophandel te Kortrijk, als in de helge-
kleurde schijven die in een van Baldessari’s fotowerken de 
gezichten van de personages afdekken.
	 De getoonde kunstwerken en objecten van andere 
‘auteurs’ zijn voor de lectuur van de tentoonstelling cruci-
aal en verrijkend. Ze reiken referenties aan, maar laten ook 
toe voorbij het intrinsieke formalisme van de architectuur 
te kijken. Neem, bij wijze van voorbeeld, de drie monumen-
tale werken van Baldessari, die een prominente plaats krij-
gen in de grootste zijzaal. In deze fotowerken dekt John 
Baldessari de gezichten af  met disks – witte of  felgekleurde 
cirkels – om de aandacht weg te leiden van het gelaat en te 
vestigen op de context waarin de afgebeelde figuren zich 
bevinden. Het belang van de context voor de interpretatie 
van het werk wordt in een van de drie werken expliciet 
gemaakt via de titel, Two Figures and two figures (in Different 
Environments). Office lijkt zich van gelijkaardige ‘sjablonen’ 
te bedienen. Voorbeelden zijn de reeds vermelde cirkelvorm 
die in verschillende projecten terugkomt of  de binnentui-
nen – horti conclusi – die telkens weer met dezelfde architec-
turale geste uit hun omgeving worden ‘losgesneden’. In 
eerste instantie lijkt het om een soort ‘formalismen’ te gaan 
– schijnbaar neutrale vormen en terugkerende operaties die 
de singulariteit van de architectuur eerder tenietdoen dan 
bevestigen – maar ze krijgen een andere betekenis indien we 
ze in het licht van Baldessari’s werk beschouwen en we ons 
dus afvragen wat deze elementaire gestes ‘doen’ in de ‘con-
text’ waarin ze worden toegepast. Die impact is telkens ver-
schillend. In de Poldervilla te Eemnes (project 201, 2015) 
omsluit het gebouw een binnentuin waardoor een stuk 
landschap wordt geprivatiseerd. In het project voor de 
ommuurde tuin op de grensovergang tussen Mexico en de 
Verenigde Staten bevestigt de gesloten muur nadrukkelijk 
het onderdrukkende karakter van de grenslijn, terwijl het 
ingesloten groene park – een tuin van Eden – een betere 
wereld lijkt aan te kondigen. De politiek geladen context 

van de grensovergang contamineert onvermijdelijk het ont-
werpvoorstel (project 15, 2005). In de drie omsloten tuinen 
die naar aanleiding van een internationaal kunstenfestival 
in Sarjah werden gerealiseerd, appelleert de elementaire 
architectuur nadrukkelijk aan lokale architectuurtradities 
(project 124, 2012-2013). Als teken van macht en rijkdom 
zijn vele oosterse paleizen rondom weelderige binnentuinen 
opgebouwd. De tuinen van Office zijn daarentegen, slechts 
door een transparant maliëngordijn omgeven, in de armoe-
dige publieke ruimte van de oosterse stad gerealiseerd. Het 
lijkt erop dat de tentoongestelde architectuur pas buiten de 
museumzalen – ‘…(In Different Environments)’ – haar volle 
betekenis krijgt.	 Maarten Van Den Driessche

p  Office Kersten Geers David Van Severen, Everything 
Architecture, tot 29 mei in BOZAR, Paleis voor Schone 
Kunsten, Ravensteinstraat 23, 1000 Brussel (02/507.82.00; 
bozar.be).

Wonen in de Amsterdamse school. Hetzelfde museum 
dat in 1975 een primeur had met het eerste museale over-
zicht van de Amsterdamse School, besteedt thans met de 
tentoonstelling Wonen in de Amsterdamse School exclusief  
aandacht aan het interieur in deze stijl. Het anders zo kos-
mopolitische Stedelijk Museum kon voor deze expositie 
haar internationale netwerk onbenut laten en ongebruike-
lijk dicht bij huis blijven; de massieve meubels en gebruiks-
voorwerpen hebben stads- en landsgrenzen nu eenmaal 
maar zelden overschreden. Niet dat de onderneming er 
bescheidener om was: tijdens een inmiddels tien jaar durend 
onderzoek werden vele duizenden objecten opgespoord, 
geïnventariseerd en in bruikleen genomen van particuliere 
verzamelaars en liefhebbers.
	 De tentoonstelling legt – in tegenstelling tot wat de titel 
wellicht suggereert – sterk de nadruk op de objecten zelf, in 
plaats van bijvoorbeeld de realiteit van het wonen in een 
Amsterdamse Schoolwoning. Die laatste benadering zou 
visueel ook weinig interessant zijn: het gros van wat de 
Amsterdamse School bouwde waren sociale woningen, 
waarvan de architecten het sobere interieur niet mochten 
bepalen. Een interieur van de Amsterdamse School laat zich 
kenmerken door een kleurrijke stijl, duidelijk door het 
expressionisme beïnvloed, met rijke ornamenten, kostbare 
materialen en een luxueuze, ambachtelijke afwerking. 
Daarom waren echte totaalontwerpen eigenlijk alleen weg-
gelegd voor speciale gebouwen als het huidige hotel 
Amrâth, dat in 1916 voltooid werd als Scheepvaarthuis.
	 Het beeldbepalende object van de tentoonstelling is zon-
der twijfel de klok. Dit object kwam tijdens het vooronder-
zoek met voorsprong het vaakst langs, en is daarom ook 
min of  meer het vignet van de expositie geworden. De kren-
ten uit de pap, zo’n 30 stuks, begroeten de bezoeker in de 
eerste zaal op een soort apenrots. Een interessante opener, 
omdat zo meteen een kenmerkend aspect van de 
Amsterdamse School duidelijk wordt: een grote diversiteit 
in ornament en afwerking kan toch duidelijk onder één stijl 
vallen. Hierna volgen zes grote zalen over respectievelijk het 
eerder genoemde Scheepvaarthuis; de architecten Michel 
de Klerk, Piet Kramer en Jan van der Mey (de drie ‘grondleg-
gers’ van de Amsterdamse School); de beeldhouwer Hildo 
Krop; en de typografie van de Amsterdamse School.
	 De tentoonstelling probeert een ‘totaalervaring’ te creë-
ren. De objecten – variërend van stoelen, klokken en lam-
pen tot meer onorthodoxe voorwerpen als babywiegen en 
radiatorschermen – worden niet tegen een neutrale witte 
achtergrond getoond, maar door middel van muziek en 
grote muurfoto’s in een alomvattende sfeer ondergedom-
peld. Terwijl de vaste collectie een paar zalen verder zich 

uit de tentoonstellingsfolder van ‘Office Kersten Geers David Van Severen: 
Everything Architecture’ (plan van de zalen van de tentoonstelling)
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steevast tot designobjecten op witte podia beperkt, is hier 
duidelijk aandacht besteed aan de historische en functio-
nele context van de meubels. Zo worden ze regelmatig 
gepresenteerd als onderdeel van een (deels) ingerichte 
kamer, terwijl de eerder genoemde foto’s op de achtergrond 
behang of  lambrisering emuleren – een welkome uitnodi-
ging om zich de objecten in hun oorspronkelijke omgeving 
voor te stellen. De muurfoto’s worden ook ingezet om de 
blik scherp te stellen: ze tonen bijvoorbeeld de onberispelijke 
detaillering van een armleuning die anders misschien over 
het hoofd was gezien. 
	 Na de grotere zalen vervolgt de expositie met een aantal 
kleine ruimtes waar slechts aan één zijde langs kan worden 
gelopen, en waarin arrangementen van objecten zijn onder-
gebracht die nog wat esthetiserender zijn. Soms werkt dit vrij 
goed, zoals bij de compositie bestaande uit massieve orna-
menten afkomstig van de Bijenkorf  in Den Haag. Elders 
levert het een ietwat gênant schouwspel op. In de kamer die 
is gewijd aan Nederlands-Indië en de invloed ervan op de 
Amsterdamse School, wordt weinig meer gedaan dan een 
oriëntalistische stemming creëren, compleet met exotische 
muziek en dito kleurenpalet – een interessante toelichting 
van de daadwerkelijke overeenkomsten blijft afwezig. Een 
euvel dat overigens meer zalen teistert: inzichten over ver-
banden en verschillen met andere stijlen uit de tijd blijven 
veelal beperkt tot bijzinnen in de muurteksten.
	 Nog verderop kent de tentoonstelling een intermezzo in de 
vorm van een ‘werkplaats’. Hier kunnen bouwpakketten 
van verscheidene typen Amsterdamse Schoolklokken in 
elkaar worden gezet. De zaal probeert bovendien inzicht te 
geven in de technische aspecten en de verschillende vormen 
van kleur- en materiaalgebruik die de Amsterdamse School 
kenmerken. Helaas blijven deze in principe interessante 
aspecten van het meubelontwerp onderbelicht doordat ze 
ondergeschikt zijn gemaakt aan het obligate interactieve 
onderdeel van de expositie: de nadruk ligt duidelijk bij de 
knutseltafel.
	 De tentoonstelling sluit af  met twee zalen die het principe 
van de totaalervaring trouw blijven, maar dit op andere 
manieren vormgeven dan eerdere ruimtes. In de op een na 
laatste zaal is een grote variëteit aan objecten, van zeer 
klein tot vrij groot, uniform opgesteld op een forse stellage 
die haast uit een opslagdepot afkomstig lijkt. Deze manier 
van tentoonstellen heeft een nivellerend effect op de indivi-
duele objecten; hun specificiteit wordt tenietgedaan door de 
archiefachtige presentatie – wat eerder in de tentoonstel-
ling juist zo effectief  werd vermeden! In de laatste zaal wordt 
het materiaal gelukkig een stuk beter gepresenteerd. Onder 
het breed opgevatte thema ‘theatraliteit’ wordt een verza-
meling lampen en glas-in-lood getoond. Net zoals bij de ope-
ning worden ze op ongebruikelijke wijze tot één coherent 
geheel gegroepeerd. Tegelijkertijd behouden de lampen hun 
individualiteit.
	 Wanneer de uitgang je uiteindelijk weer confronteert met 
het ontnuchterende en haast verblindende wit dat de rest 
van het Stedelijk karakteriseert, is plots duidelijk hoe fel de 
georkestreerde sfeer van de expositie afsteekt bij de generieke 
moderne tentoonstellingsvorm – een verfrissend voorbeeld 
van een aanpak die het paradigma van de white cube over-
boord gooit. Het meest geslaagd is de tentoonstelling waar 
een originele presentatievorm wordt verzoend met de auto-
nomie van de objecten. Soms neemt de vorm echter de over-
hand op het object, en dat schaadt de informatieoverdracht. 

Dat is des te jammerder wanneer we bedenken dat hier een 
uitgebreid vooronderzoek – dat leidde tot een liefst 304 pagi-
na’s tellende publicatie – aan voorafging. Hoewel Wonen in de 
Amsterdamse School voor het eerst breed ingaat op de vormge-
ving binnen deze architectuurstijl, en we daarmee weliswaar 
een ‘gevoel’ krijgen voor het interieur, worden de kunsthisto-
rische inzichten die hieraan ontleend werden helaas nauwe-
lijks aan ons overgedragen.	 Janno Martens

p Wonen in de Amsterdamse School, tot 28 augustus in het 
Stedelijk Museum Amsterdam, Museumplein 10, 1071 DJ 
Amsterdam (020/573.29.11; stedelijk.nl).

Publicaties
The Anatomy of  the Architectural Book. The Anatomy 
of  the Architectural Book, geschreven door André Tavares, is 
een boek over architectuurboeken. Met architectuurboeken 
bedoelt Tavares niet simpelweg alle boeken geschreven over 
bouwkunst, maar specifiek boeken geschreven door archi-
tecten zelf  over de theorie en geschiedenis van de architec-
tuur, waarbij het visuele materiaal – architectuurtekenin-
gen, prenten of  foto’s – vaak een belangrijke rol speelt. Het 
vormgeven van een boek over het ontwerp en de structuur 
van het architectuurboek door de eeuwen heen, is een las-
tige taak, juist vanwege deze vaak speciale relatie tussen 
beeld, tekst en vormgeving. Hoe ziet een boek eruit dat ver-
maarde architectuurboeken zoals Le Corbusiers Vers un 
architecture (1923) en Siegfried Giedions Befreites Wohnen 
(1929) analyseert? Tavares, zelf  architect met een docto-
raat van de Universiteit van Porto en redacteur van het 
Portugese tijdschrift Jornal Arquitectos, is hier met hulp van 
de Duitse uitgeverij Lars Müller, gespecialiseerd in architec-
tuurboeken, goed in geslaagd. Vooral bijzonder zijn de vele 
afbeeldingen van opengeslagen architectuurboeken. De 
illustraties laten niet alleen de opmaak van de pagina’s van 
de boeken zien – de plaatsing van de tekeningen of  de foto’s 
in relatie tot de tekst – maar benadrukken ook het boek als 
object, door bijvoorbeeld de vergeelde pagina’s van Viollet-
le-Ducs Dictionnaire (1859) te tonen, de handgeschreven 
aantekeningen van Gottfried Semper in de proefdruk van 
zijn boek Der Stil (1862), of  de loslatende binding van een 
kopie van Erich Mendelsohns Structures and Sketches 
(1924).
	 Tavares’ interessante hypothese is dat er sprake is van een 
kruisbestuiving tussen het architectuurboek en het gebouw. 
Volgens Tavares denken architecten vaak op dezelfde 
manier na over een boek als over een gebouw, en benaderen 
zij ook boeken als een ruimtelijk object met een zekere struc-
tuur en een bepaald narratief. De nadruk ligt in The Anatomy 
of  the Architectural Book dan ook op de druktechniek en de 
vormgeving van het architectuurboek. Of  zoals Tavares 
schrijft: ‘how they [de architecten] have engaged with the 
techniques of  bookmaking to become book constructors.’
	 In het eerste deel van het boek gaat Tavares dieper in op 
dit idee. Het essay Colorful Crossroads: From Paper to the 
Crystal Palace behandelt de relatie tussen de interesse voor 
polychromie in architectuur en de ontwikkeling van de 
chromolithografie, de techniek om afbeeldingen in kleur af  
te drukken. Tavares richt zijn aandacht op het werk van de 
Britse architect Owen Jones, die na een in-situstudie van het 
Alhambra een boek publiceerde over het Moorse paleis, 
Plans, Elevations, Sections, and Details of  the Alhambra (1842-
45), en daarbij de prachtige kleuren van de mozaïeken wist 
weer te geven in kleurenprenten. Een aantal jaar later was 
Jones verantwoordelijk voor het decoratieve programma 
van het Crystal Palace in Londen, gebouwd voor de eerste 
Wereldtentoonstelling in 1851. Onder andere geïnspireerd 
door de kleurrijke architectuur van het Alhambra, besloot 
Jones dat al het ijzer van het Crystal Palace in primaire 
kleuren moest worden geverfd – iets dat vaak vergeten 
wordt omdat de meeste foto’s van het bekende gebouw 
zwart-wit zijn. Tavares’ conclusie is echter twijfelachtig; het 
Crystal Palace zou een voorbeeld zijn van hoe kennis uit een 
architectuurboek, en een ontwikkeling in de boekdruk-
kunst invloed hebben gehad op de praktijk – maar is die 

kennis over het gebruik van kleur niet in eerste instantie 
verworven in de praktijk, op locatie?
 	 In het tweede essay, over het pamflet Befreites Wohnen van 
de Zwitserse architect Siegfried Giedion, wordt dit idee 
omgedraaid, en probeert Tavares te beargumenteren dat de 
structuur van Giedions boek gelijkenissen vertoont met het 
onderwerp dat erin wordt behandeld: de architectuur van 
het Nieuwe Bouwen. Befreites Wohnen bestaat uit een korte 
tekst, gevolgd door een foto-essay met zwart-witbeelden die 
de scherpe contouren en de moderne materialen van de 
architectuur benadrukken. Terwijl Tavares uitweidt over de 
invloed van bepaalde cinematografische technieken, en bij-
voorbeeld de impact van Sergei Eisensteins montagetech-
niek op de ordening van het fotografische materiaal 
bespreekt, blijft echter onduidelijk wat precies de overeen-
komsten zijn tussen Giedions boek en de architectuur. 
Tavares’ vergelijking is hier oppervlakkig en onnauwkeu-
rig: ‘The industrial composite nature of  modern architec-
ture is shown to have an equivalent in the industrially prin-
ted architectural book. Both are products of  industry.’ Het 
zegt tevens iets over de problematische kanten van Tavares’ 
initiële hypothese; kan je twee zo verschillende media als 
architectuur en het boek wel met elkaar vergelijken? Zijn de 
gelijkenissen tussen architectuur en architectuurboeken 
wel zo uniek? Zou een vergelijking van architectuur met 
kunstenaarsboeken niet dezelfde parallellen opleveren?
	 De vaagheid van deze vergelijkende oefening blijft Tavares 
achtervolgen in het tweede deel van het boek. In vijf  hoofd-
stukken bespreekt hij er aan de hand van vele voorbeelden 
vijf  specifieke eigenschappen van het architectuurboek: tex-
ture, surface, rhythm, structure en scale. Nergens lijkt Tavares 
de kern te raken van de uitwisseling tussen het ruimtelijke 
denken van architecten en het vormgeven van een boek.
	 Wel indrukwekkend is de reikwijdte van de onderwerpen 
die Tavares bespreekt. Hij weet feilloos te schakelen tussen 
uiteenlopende voorbeelden als Andrea Palladio’s I Quattro 
Libri (1570), Frank Lloyd Wrights Wasmuth Portfolio (1911) 
of  een publicatie van de 18e-eeuwse landschapsarchitect 
Humphry Repton. Tavares lijkt hierbij het idee van een cor-
pus van architectuurboeken te willen oproepen, en duide-
lijk te willen maken dat het publiceren van boeken altijd een 
intrinsiek onderdeel is geweest van het vak. Tegelijkertijd is 
het ook aan deze weidse blik te wijten dat Tavares’ relaas 
aan de oppervlakte blijft. De periode die Tavares bestrijkt is 
niet alleen enorm, al deze boeken zijn ook tot stand geko-
men in zeer diverse omstandigheden en gepubliceerd met 
andere intenties. The Anatomy of  the Architectural Book is 
een gedurfde onderneming, maar een specifiekere focus en 
scherpere probleemstelling zouden het boek zeker ten goede 
zijn gekomen. 	 Rixt Woudstra

p André Tavares, The Anatomy of  the Architectural Book, ver-
scheen in 2016 bij Lars Müller Publishers (i.s.m. Canadian 
Center for Architecture), Pfingstweidstrasse 6, 8005 Zürich 
(044/274.37.40; lars-mueller-publishers.com). ISBN 978-
3-03778-473-0.
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zicht op de tentoonstelling ‘Wonen in de Amsterdamse School’,  
Stedelijk Museum Amsterdam. Foto: Gert-Jan van Rooij

Erich Mendelsohn, ‘Amerika. Bilderbuch eines Architekten’, 1926
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Nieuwe publicaties
•	 Stephen Bury. Artists’ Books. The Book as a Work of  Art 

1963-2000. London: Bernard Quaritch Ltd., 2015. 
258 blz. 130 afb. ISBN 978-0-9563012-9-1

Over de geschiedenis van het kunstenaarsboek zijn de laatste 
decennia genoeg publicaties verschenen om een forse boeken-
plank te vullen. Wanneer nu nog een nieuw boek over dit onder-
werp verschijnt, is de vraag niet zozeer welke boeken de auteur 
presenteert, maar hoe hij naar die boeken kijkt en welke selectie-
criteria hij hanteert. Artists’ Books. The Book as a Work of  Art 
1963-2000 van de Britse auteur Stephen Bury valt op door zijn 
vierkant formaat en grijze linnen band. Het boek is verdeeld in 
drie delen, telkens gedrukt op een andere papiersoort. Het eerste 
deel (23 blz.) bevat zeven korte teksten met titels als Towards a 
history of  artists’ books, Mallarmé and Broodthaers en Women and 
artists’ books. Opvallend is het tekstje A note on collecting artists’ 
books dat handelt over het verzamelen en catalogeren van kun-
stenaarsboeken. Het tweede en grootste deel van het boek bevat 
130 afbeeldingen in kleur, telkens voorzien van de naam van de 
auteur, de titel en het jaar van uitgave. Elke toelichting over de 
selectie van de boeken en over hun inhoud ontbreekt, waardoor 
de indruk wordt gewekt dat het slechts om een toevallig samen-
raapsel gaat. De klassieke kunstenaarsboeken zijn present (zoals 
die van Ed Ruscha, Dieter Roth, Lawrence Weiner…), maar er 
zitten ook opvallend veel boeken van bekende en onbekende 
Britse kunstenaars tussen. Het derde deel ten slotte bevat vijf  
veeleer encyclopedische bijdragen gespreid over 83 pagina’s. Zo is 
er een ‘bibliography’ van kunstenaarsboeken (die uitgebreider is 
dan de reeks afgebeelde boeken), een ‘chronology’ (waarbij de 
belangrijkste momenten uit de boekdrukkunst en de geschiede-
nis van het kunstenaarsboek worden genoemd) en een ‘glossary’ 
van het boekenjargon. Maar het houdt niet op: er volgt nog een 
tweede, algemene ‘bibliography’ plus een namenindex van elf  
bladzijden – en dat terwijl het tekstgedeelte maar 23 pagina’s 
bedraagt! De auteur Stephen Bury was zijn leven lang actief  als 
bibliothecaris en is momenteel Chief  Librarian van de Frick 
Collection in New York. Hij heeft zich ongetwijfeld erg geamu-
seerd met het opstellen en perfect redigeren van deze ‘lijsten’. 
Inhoudelijk voegt dit veelbelovend ogende en prijzige boek weinig 
toe aan de bestaande literatuur.

•	 Alfred Jarry. Roemruchte daden en opvattingen van doctor 
Faustroll, patafysicus. Neowetenschappelijke roman. 
Amsterdam: Uitgeverij Bananafish, 2016. 368 blz.  
92 afb. ISBN 978-94-92254-00-9
Het verzameld werk van de uitvinder van de ‘patafysica, de Franse 
auteur Alfred Jarry (1873-1907), verscheen meer dan dertig jaar 
geleden in de Pléiade-reeks van uitgeverij Gallimard. De drie 
volumes van deze uitgave bevatten meer dan 3.500 pagina’s.  

De bekendste titel uit Jarry’s oeuvre is natuurlijk het theaterstuk 
Ubu roi, maar wie de essentie van de ‘patafysica wil leren kennen, 
leest best Gestes et opinions du docteur Faustroll, pataphysicien. Reeds 
tweemaal vertaalde Liesbeth van Nes deze roman van Jarry, maar 
omdat beide versies te veel ‘waren toegesneden op het 
Nederlandse publiek’ maakte ze nu een derde vertaling die dichter 
bij de oorspronkelijke Franse tekst aanleunt. Jarry werkte doelbe-
wust met verwrongen zinnen, verschuivingen en weglatingen, en 
creëerde daarmee allerlei dubbelzinnigheden. Daarbij komt nog 
dat hij dikwijls zestiende-eeuwse woorden gebruikte die vervreem-
dend werken en eenduidige betekenissen ondergraven. Al deze 
‘kwaliteiten’ wilde de vertaalster behouden. Het boek dwingt de 
lezer om traag en alert te lezen. De 140 pagina’s van de roman 
worden gevolgd door een indrukwekkend notenapparaat van 
meer dan tweehonderd bladzijden. Wie bereid is om zich bij het 
lezen van de roman door deze noten te laten begeleiden, komt 
terecht in het vreemde universum dat Jarry creëerde. Het is een 
heikele zaak om ‘patafysica te definiëren, maar de bekendste 
omschrijving luidt dat zij de ‘wetenschap van denkbeeldige 
oplossingen’ is, en ze wordt ook wel de ‘wetenschap van de uitzon-
dering’ genoemd. De ‘patafysica is een vorm van humor waarbij 
ernst een grote rol speelt. Bekende patafysici waren onder ande-
ren Marcel Duchamp, de Marx Brothers en Raymond Queneau. 
Maar de invloed van de ‘patafysica strekt zich nog verder uit in de 
20e eeuw, tot bij Fluxus, Frank Zappa en Panamarenko, hoewel 
die laatste zich hiervan wellicht niet bewust was. De vormgeving 
van het boek is eclectisch. Het coverontwerp neigt naar de stijl 
van de late pop art, de tekst is gezet volgens voorbeelden uit de 
19e eeuw en het notenapparaat oogt wetenschappelijk neutraal. 
Die diversiteit staat de kennismaking met deze vorm van humor 
echter niet in de weg.

•	 Burcu Dogramaci (et al.). Gedruckt und erblättert. Das 
Fotobuch als Medium ästhetischer Artikulation seit den 
1940er Jahren. Köln: Verlag der Buchhandlung 
Walther König, 2016. 280 blz. 88 afb.  
ISBN 978-3-86335-906-5

Het initiatief  voor deze essaybundel kwam van de Bibliothek 
Herzog Franz von Bayern am Zentralinstitut für Kunstgeschichte 
in München. Niet minder dan vijftien auteurs leverden een 
bijdrage. Deze wetenschappelijke studie focust niet op de ‘mooie’ 
fotoboeken van Henri Cartier-Bresson, William Klein of  Irving 
Penn, maar onderzoekt het fotoboek als een artistiek uitdruk-
kingsmiddel in een cultuurhistorische, maatschappelijke en 
politieke context. Het fotoboek wordt bekeken als onderdeel van 
een visuele cultuur die zich tot ver buiten de kunst uitstrekt en 
sporen nalaat in de literatuur, de economie, de politiek, het 
toerisme en zo meer. Tegelijk wordt ook de beeldredactie en de 
verhouding tussen beeld en woord geanalyseerd. Dit boek richt 
zich tot een publiek dat wil nadenken over de recente geschiede-
nis van de snel veranderende beeldcultuur en de rol die het 
fotoboek als nieuw medium daarin speelt. 

•	 Philippe Van Snick. Voyage. Graz / Haarlem: Frans Hals 
Museum De Hallen / Grazer Kunstverein, 2016. 
Leporello, 20 blz. 17 cm x 11,2 cm 

De Hallen Haarlem en Grazer Kunstverein organiseerden dit 
voorjaar samen twee complementaire solotentoonstellingen rond 
het werk van Philippe Van Snick (°1946). In plaats van de 
obligate catalogus publiceerden deze twee musea een editie in de 
vorm van een leporello. Vorig jaar bezocht Philippe Van Snick de 
botanische tuin van Rio de Janeiro. Van de foto’s die hij daar nam 
selecteerde hij er tien, die in de leporello telkens op de rechterpa-
gina zijn gereproduceerd. Op elke linkerpagina vinden we een 
monochroom vlak in een kleur uit het tiendelig kleursysteem dat 
Philippe Van Snick sinds de jaren tachtig toepast (rood, geel, 
blauw, oranje, groen, paars, wit, zwart, goud en zilver – meestal 
in deze volgorde). Over deze tien ‘tweeluiken’ bracht Van Snick 
uitgeknipte vlakken aan in blauw en zwart, symbool van de dag 
en de nacht. Soms zijn deze vlakken geometrisch, soms orga-
nisch. Zo ontstaat een ingewikkelde wisselwerking tussen beel-
den, kleuren en symbolen. De foto’s van de tropische planten 
contrasteren fel met de monochrome vlakken, terwijl de typische 
vorm van de leporello het ritme van de dag- en nachtcyclus 
versterkt. Deze editie biedt een mooie synthese van de zienswijze 
van Philippe Van Snick. Het kleinood verscheen in een oplage 
van honderd gesigneerde exemplaren, maar is te koop voor de 
prijs van een doorsnee kunstboek. 

Samenstelling: Marc Goethals

Roma Publications Roma Publications Roma Publications Roma Publications Roma Publications Roma Publications Roma Publications Roma Publications Roma Publications Roma

271 Rio de Janeiro Drawings bart lodewijks 160 p  23.2 x 31 cm  € 25.00 isbn 9789491843655 2016

270 nieuw texas / Klein chicago bart lodewijks 76 p  17 x 22.5 cm  € 15.00 isbn 9789491843617 2016

269 any Katinka bock 88 p  20 x 28 cm  € 24.00 isbn 9789491843624 2016

268 otarkino otarkino 68 p 15 x 21 cm  € 18.00 isbn 9789491843631 2016

267 a Play uta Eisenreich, James langdon 96 p 11 x 18 cm  € 14.00 isbn 9789491843600 2016

266 brittle land alexandra navratil 176 p 15.5 x 21.5 cm  € 22.00 isbn 9789491843594 2016

265 You’ve got beautiful stairs, you know ola Vasiljeva 96 p 21 x 29.7 cm  € 18.00 isbn 9789491843587 2016

264 the be-Part Exercises Dirk Zoete 128 p 20 x 26 cm € 25.00 isbn 9789491843570 2016

263 alexandra leykauf alexandra leykauf 240 p 20 x 28 cm € 28.00 isbn 9789491843563 2016

262 sligo Drawings bart lodewijks 120 p 17 x 22.5 cm € 22.00 isbn 9789491843549 2016

261 Record steve Van den bosch 328 p 21 x 27 cm € 50.00 isbn 9789491843532 2016

260 ‘Xerox book’ seth siegelaub 372 p 21.1 x 27.9 cm € 30.00 isbn 9789491843525 2015

APE#069 S&D#24/APE#069 — SABOTAGE AND COMPLICITY ISBN 9789490800499
 21 x 29 cm, 100 p € 15

APE#068 THOMAS MIN, THE PERFECT DOCUMENT  ISBN 9789490800420
 20,5 x 28 cm, 44 p € 25

APE#067 FALMA FSHAZI, STEFANO GRAZIANI, 51N4E ISBN 9789490800468 (english) / 9789490800475 (albanian)
 21 x 30 cm, 128 p € 35

APE#066 51N4E, HOW THINGS MEET ISBN 9789490800451
 21 x 30 cm, 264 p € 48

APE#065 HANA MILETIC, LITTLE BLUES BOOKLET ISBN 9789490800444
 16,5 x 24 cm, 132 p € 15

APE#064 HANNE HAGENAARS, GEEN WOLK, HOE KUNST MIJN LEVEN REDDE ISBN 9789490800437
 13 x 20 cm, 232 p € 18,50

APE#063  MEIN BRUDER KARIN 
 7’’ vinyl (sleeve by Geert Goiris) € 25

APE#062  CHARLOTTE LYBEER, EPIDERMIS II ISBN 9789490800406 
 21,5 x 31,5 cm € 25

APE#061  DEBBY HUYSMANS, ELK ISLAND CONSTRUCTION WORKERS ISBN 9789490800413 
 20 x 27 cm, 32 p € 18

dendermondsestwg 80, gent
wed—sat, 11—18
and by appointment
+32 9 223 39 53 
info@riot-ghent.org

Art Paper Editions (APE), Spector Books,  
Roma Publications, Sternberg Press, Fw: Books, 
Nieves, Libraryman, Karma, 4478zine, Rollo Press, 
Occasional Papers, Valiz, Mousse, Edition Patrick 
Frey, RVB books, Bedford Press, Self Publish Be 
Happy, Dashwood books, Kodoji Press, Bom  
Dia Boa Tarde Boa Noite, Centerfold Editions,  
Dent De Leone, Inventory press, New Documents 
and many others.

BOOKSHOP ☺ ☺ ☺ ☺ ☺ ☺

ONLINE••••RIOT-GHENT.ORG

WWW.ARTPAPEREDITIONS.ORG
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Tentoonstellingsagenda
Adverteerders van De Witte Raaf worden gratis in de agenda opgeno-
men. Opname van andere initiatieven gebeurt via een steunabonne-
ment (€ 50) voor zes vermeldingen of een abonnement (€ 25) voor 
een eenmalige vermelding.

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

België
Aalst

Atelier & Kunstgalerie QuARTier A
Burgemeestersplein 10 – 0474 49 21 91 
do-za 10-18u (en op afspraak)
❑ ‘Relics’ – Sara Pereira Antunes [tot 25/6]

Netwerk – Centrum voor Hedendaagse 
Kunst
Houtkaai z/n – 053.78.89.81 
wo-vr 11-17u, za-zo 14-18u
❑ Philip Metten [tot 18/6] ❑ ‘Entering 
From The Inside’ – Christian Nyampeta 
[tot 18/6] ❑ ‘Hugo Roelandt – Post(ume) 
Getuigenis’ [tot 18/6] ❑ ‘Die van Aalst. 
Hedendaagse kunst uit privé-verzame-
lingen’ [tot 12/6] ❑ ‘openHUB: rural vs. 
urban’ – Stephanie Krah, Annette Krebs, 
Valeria Merlini, Claire Stragier [21/5 tot 
18/6]

Antwerpen

Axel Vervoordt Gallery
Vlaeykensgang – 0477 88 80 60 
wo-za 14-18u (en op afspraak)
❑ ‘Facades’ – Markus Brunetti [tot 3/9]

Base-Alpha Gallery
Kattenberg 12 – 03 295 86 36 
0476 62 03 17 
do-za 14-18u
❑ ‘I Spy With My Little Eye’ – Nadia 
Naveau [tot 2/7]

deSingel Internationale Kunstcampus
Desguinlaan 25 – 03.248.28.28 
wo-zo 14-18u, bij voorstellingen 19-23u
❑ ‘Het huis. De mentor. Het archief’ – 
Christian Kieckens [tot 5/6] 
❑ ‘Projecties 6. Bouwen op geschiedenis. 
Reiken naar de toekomst’ [tot 5/6]

Eva Steynen.Deviation(s)
Zurenborgstraat 28 – 0486 209 564 
vr-zo 14-18u (of na afspraak)
❑ ‘Dark Annie’ – Aurélie Gravas [19/5 
tot 3/7]

Extra City Kunsthal
Eikelstraat 25 – 31 – 03 677 16 55 
wo-zo 13-18u
❑ ‘Riddle of the Burial Grounds. Curated 
by Tessa Giblin’ – Harun Farocki, 
Emmanuel Van der Auwera, Lucy Skaer, 
Ruth E. Lyons, Mariana Castillo Deball… 
[tot 17/7]

FotoMuseum (FoMu)
Waalse Kaai 47 – 03/242.93.00 
di-zo 10-18u
❑ ‘Collectiepresentatie: Photography 
Inc. Van luxeproduct tot massamedium’ 
[tot 9/10] ❑ ‘Taking Off. Henry my 
Neighbor’ – Mariken Wessels [tot 5/6] 
❑ ‘Ukraine’ – Boris Mikhailov [tot 5/6] 
❑ ‘Jonge Belgische Fotografie’ – Tom 
Callemin [24/6 tot 2/10]

Galerie Annette De Keyser
Generaal Belliardstraat 19 
03.231.90.56 / 0476 333 934 
vr-za 14-18u, di-do: op afspraak
❑ ‘The Process’ – Nassermann [tot 25/6]

Galerie Annie Gentils
Peter Benoitstraat 40 – 03 216 30 28 
wo-za 14-18u
❑ ‘Tabula Rasa!’ – Luc Deleu [tot 12/6]

Galerie De Zwarte Panter
Hoogstraat 70-74 – 03.233.13.45 
do-zo 13u30-18u
❑ ‘Selinunte’ – Ysbrant [tot 26/6] 
❑ ‘Paradise’ – Benjamin Demeyere [3/7 
tot 11/9] ❑ ‘Zie eens wat ik heb gemaakt’ 
– Frank Wagemans [3/7 tot 11/9]

Galerie Schoots + Van Duyse
Napoleonkaai 15 – 03 689 13 14 
gsm: 0497 90 49 35 
wo-zo 13-18u
❑ ‘ZERO and NOW. Collectietentoonstel-
ling met verzameld werk van kunstenaars 
uit en rond de ZERO beweging’ [tot 19/6]

Galerie Van De Weghe
Pourbusstraat 5 – 0478 25 80 44 
do-za 14-18u
❑ ‘Landscapes do not combine’ – Tim 
Volckaert [tot 28/5] ❑ ‘Chimay / 
Cancale’ – Stijn Cole [tot 28/5]

Galerie Verbeek-Van Dyck
Verbindingsdok 12, Westkaai 
(0)0475 342 388 – (0)3 231 36 85 
vr-zo 13-8u
❑ Philippe Lebeau en Caroline Van Der 
Wegen [1/7 tot 31/7]

Gallery Sofie Van De Velde
Lange Leemstraat 262 – 0486 79 19 93 
vr-za 14-18u (of op afspraak)
❑ ‘More Canvas’ – Bieke Depuydt, 
Catharina Dhaen, Sara Sizer, Perry 
Roberts, Erika Hock, Jouni Toni [tot 25/6]

Ingrid Deuss Gallery
Provinciestraat 11 – 0475 56 22 83 
do-za 14-18u (en op afspraak)
❑ Wolf Suschitzky [tot 25/6]

LLS387
Lange Leemstraat 387 – 0497 481727 
do-zo 14-18u (of op afspraak)
❑ ‘Fossil Locomotion’ – Floris Vanhoof 
[tot 30/6]

M HKA
Leuvenstraat 32 – 03.260.99.99 
di-wo/vr-zo 11-18u, do 11-21u
❑ ‘The Gap. Abstracte kunst uit België. 
Een selectie. Curator: Luc Tuymans’ – 
Walter Leblanc, Raoul De Keyzer, Guy 
Mees, Boy & Erik Stappaerts, Pieter 
Vermeersch, Gert Robijns… [tot 29/5] 
❑ ‘Show me yours & I’ll show you mine: 
Still some cream on the screen / Holy 
Hauruck’ – Vaast Colson / Kati Heck [tot 
29/5] ❑ ‘LODGERS #6: Ultra Eczema’ 
[tot 24/7] ❑ Aslan Gaisumov [21/5 tot 

28/8] ❑ ‘Energy Flash. De rave-beweging’ 
– Walter Van Beirendonck, Mark Leckey, 
Jef Cornelis, Simona Denicolai & Ivo 
Provoost, The Otolith Group, Cory 
Arcangel… [17/6 tot 25/9] ❑ ‘De jaren 
tachtig – Een decennium van extremen’ 
– Anne-Mie van Kerckhoven, Jenny 
Holzer, Wim Delvoye, Martha Rosler, Jan 
Vercruysse, Jeff Koons… [17/6 tot 7/8]

Maurice Verbaet Art Center
WAW Building Mechelsesteenweg 64A 
0479/71 37 59 
do-za, 1ste zo/maand 13-18u (en op 
afspraak)
❑ ‘Connexions One. Belgische kunst 
1945-1975’ – Pol Mara, Jan Cox, Jo 
Delahaut, Jef Verheyen, Mark Verstockt 
… [tot 16/7] ❑ ‘Escapades – Works on 
Paper’ – Paul Van Hoeydonck [tot 16/7]

Middelheimmuseum
Middelheimlaan 61 – 03 288 33 60 
mei: 10-20u, juni-juli: 10-21u
❑ ‘Cluster’ – Peter Rogiers [21/5 tot 18/9]
Paul Hendrikse [21/5-2/10]

Objectif Exhibitions
Kleine Markt 7-9/26 – 03 2884977 
wo-za 14-18u
❑ ‘Hugo Roelandt: Let’s Expand The Sky 
– In Black and White, curated by Marc 
Holthof’ [tot 4/6] ❑ ‘TSC #1: Hervé 
Guibert’ [tot 4/6] ❑ ‘Roundabout #1: 
Paul Hendrikse’ [21/5 tot 18/9]

Plus One Gallery
Sint-Hubertusstraat 58+ (Berchem) 
vr-za 14-18u
❑ ‘Sub.Titled’ – Sergio De Beukelaer [tot 4/6]

Rossaert
Nosestraat 7 – 03 216 30 47 
do-za 14-18u
❑ ‘De Rossaert en zijn passanten’ – Félicien 
Rops, Otto Dix, Eugène Delacroix… [tot 9/7]

Ruimte Morguen
Waalse Kaai 21-22 – 03/248.08.45 
vr-za 14-18u (of op afspraak)
❑ ‘Intrigued’ – Marc Schepers [tot 22/5]

Tim Van Laere Gallery
Verlatstraat 23-25 – 03.257.14.17 
di-za 13-18u
❑ Ben Sledsens [tot 18/6]

Trampoline
Vlaamse kaai 47 – 0493 07 81 53 
do-vr 14-17u30, za 14-18 (of op afspraak)
❑ ‘Peinture inacheve de madame T.’ – 
Leen Voet [tot 28/5] ❑ ‘Relax’ – Michael 
Van den Abeele [4/6 tot 2/7]

Zeno X Gallery
Godtsstraat 15 – 03 216 16 26 
wo-za 13-17u
❑ ‘Ship of Fools’ – Mircea Suciu [tot 11/6] 
❑ ‘Het Eigenaardige Leven van de Dingen’ 
– Anne-Mie Van Kerckhoven [tot 11/6]

Asse

Galerie De Ziener
Stationsstraat 55 – 02/452.77.86 
vr-zo 15-18u
❑ ‘Een Groep’ – Raphaël Buedts, Fia 
Cielen, Alexandra Crouwers, Vincent de 
Roder, Elke Van Kerckvoorde, Adriaan 
Verwée [tot 26/6]

Brugge

Arentshuis
Dijver 16 – 050/33.35.48 
di-zo 9u30-17u
❑ ‘InDRUKwekkend: nieuwe topstukken 
uit het Brugse prentenkabinet. DEEL II’ 
– Bruegel, Rubens, Tiepolo, Canaletto, 
Goya… [tot 19/6] ❑ ‘Abstracte lijnen. 
100 jaar Luc Peire’ [7/7 tot 6/11]

Cultuurcentrum Brugge
Buiten Smedenvest 1 – 050.44.30.40 
wo-ma 13-18u
❑ ‘Modellen en plannen’ – Hermann 
Maier Neustadt (1956-2009) [tot 19/6]

Erasmus’s – Utopia Contrast Art 
Galerie
Ezelstraat 62 – 0498 75 43 37
050 70 53 38 
vr-zo 15-18u (en op afspraak)
❑ ‘Confrontation’ – Koenraad Weemeeuw 
– Felix De Boeck [tot 19/6] 
❑ ‘Confrontation’ – Wouter Berns / 
Maurice Hagemans [tot 17/7]

Groeningemuseum
Dijver 12 – 050 44 87 11 
di-zo 9u30-17u
❑ ‘InDRUKwekkend: nieuwe topstukken 
uit het Brugse prentenkabinet. DEEL II’ 
– Alechinsky, Rops, Rassenfosse, 
Magritte… [tot 19/6] ❑ ‘Allesbehalve 
alledaags. Een keuze uit de collectie 
1950-1980’ – René Heyvaert, Raoul De 
Keyser, Joseph Willaert, Roger Raveel, 
Jacques Verduyn… [tot 2/10]

Sint-Janshospitaal
Mariastraat 38 – 050/33.56.66 
di-zo 9u30-17u
❑ ‘De Heksen van Bruegel’ [tot 26/6]

Brussel

a.ve.nu.de.jette/institut de carton
Jetselaan 41 – 0485 565 238 
za 14-18u
❑ ‘Mind Fabric’ – Rosemarie Trockel, 
Henri Jacobs, Ria Pacquée, Olivier 
Foulon, Michael Van den Abeele, Stephen 
Wilks… [tot 28/5]

Argos centrum voor audiovisuele kunsten
Werfstraat 13 – 02.229.00.03 
wo-zo 11-18u, laatste wo/maand 11-21u
❑ ‘Off by Heart and out of Breath – A 
Silva Rerum’ – Wendy Morris [tot 26/6] 
❑ ‘Pies in the Skies’ – Heine Adval, 
Charley Case, Jacques-Louis Nyst, Nicolas 
Provost, Krassimir Terziev… [tot 26/6]

Art & Marges Museum
Hoogstraat 312 – 02.533.94.90 
di-zo 11-18u
❑ ‘Atomik bazar’ – François Burland [tot 
12/6]

Bibliotheca Wittockiana
Bemelstraat 21-23 – 02/770.53.33 
di-zo 10-17u
❑ ‘Henri Michaux. Face à face’ – Paul 
Klee, Zao Wou Ki, Matta, Magritte… [tot 
12/6]

Botanique
Koningsstraat 236 – 02.226.12.11 
wo-zo 12-20u
❑ ‘Kruidtuin wordt jungle’ – Vincent 
Glowinski [tot 31/12/2017] ❑ ‘Views 
from the expanded city’ – Pablo López 
Luz [22/6 tot 24/7] ❑ ‘Suffering of 
Light’ – Alex Webb [22/6 tot 7/8]

BOZAR
Ravensteinstraat 23 – 02.507.83.91 
di-zo 10-18u do 10-21u
❑ ‘une fresque’ – Daniel Buren [tot 22/5] 
❑ ‘Een nieuwe kijk op leven, kunst en 
technologie’ – Theo van Doesburg [tot 
29/5] ❑ ‘Imagine Europe. In search of 
New Narratives’ [tot 29/5] 
❑ ‘Rembrandt in Zwart-Wit. Tachtig 
originele etsen’ [tot 29/5] ❑ ‘OFFICE 
Kersten Geers David Van Severen – 
Everything Architecture’ – René Daniëls, 
John Baldessari, Lewis Baltz, Bas 
Princen, Richard Venlet, Harald Thys en 
Jos De Gruyter… [tot 29/5] 
❑ ‘Next generation, please’ [17/5 tot 
29/5] ❑ ‘Summer of Photography 2016: 
Urban Vibes’ – James Casebere, Collin 
Delfosse, Vincen Beeckman, Bart 
Lodewijcks, Amos Gitaï… [17/6 tot 4/9] 
❑ ‘Open spaces / Secret places. Works 
from the Sammlung Verbund, Vienna’ 
– Gordon Matta-Clark, Bernd en Hilla 
Becher, Louise Lawler, Jeff Wall, Anthony 
McCall… [17/6 tot 4/9] ❑ ‘Dey your 
Lane! Lagos Variations’ [17/6 tot 4/9] 
❑ ‘After Scale Model: Dwelling in the 
work of James Casebere’ [17/6 tot 4/9] 
❑ ‘Chronicle of an Assassination 
Foretold’ – Amos Gitaï [17/6 tot 4/9] 
❑ ‘Architecture of participation 
(werktitel)’ – Simone and Lucien Kroll 
[22/6 tot 11/9] ❑ ‘Facing the Future. Art 
in Europe 1945-68’ – Fernand Léger, 
Vladimir Tatlin, Gerard Richter, Dmitry 
Krasnopevtsev… [24/6 tot 25/9]

CENTRALE for contemporary art
Sint-Katelijneplein 44 – 02.279.64.44 
wo-zo 10u30-18u
❑ ‘Connected’ – Nam June Paik, Thomas 
Zipp, William S. Burroughs, Philippe 
Vandenberg, Orlan… [tot 28/8] ❑ Dany 
Danino [tot 5/6] ❑ Niels Poiz [tot 5/6] 
❑ ‘Laureaat prijs van de Stad Brussel / 
Médiatine 2015’ – Maëlle Collin [16/6 tot 
28/8] ❑ Axel De Marteau [16/6 tot 28/8]

Contretype
4 A Cité Fontainas – 02 538 42 20 
wo-vr 12-18u za-zo 13-18u
❑ Paul Kuimet [tot 5/6] ❑ ‘Entre chien et 
loup’ – Beata Szparagowska [tot 5/6] ❑ 
‘Estonia’ – Alexandre Christiaens [tot 5/6]

Dauwens & Beernaert Gallery
Stalingradlaan 26 – 0478 56 86 26 
wo-za 11-18u (of na afspraak)
❑ ‘Faux en Ecriture’ – Maxim Frank, 
Stanislas Lahaut, Frederik De Wilde, 
Raffaella Crispino, Alex Verhaest… [tot 
21/5]

Fondation A Stichting
Van Volxemlaan, 304 – 02 347 05 82 
do-zo 13-18u
❑ ‘Lucky Cat’ – Koji Onaka [tot 26/6]

Galerie Greta Meert
Vaartstraat 13 – 02.219.14.22 
di-za 14-18u
❑ ‘Strange Fruits’ – Edith Dekyndt [tot 
2/7]

Galerie Jan Mot
Regentschapsstraat 67 – 02 514 10 10 
wo-vr 14-18u30, za 12-18u30 (of na 
afspraak)
❑ Mario Garcia Torres [tot 28/5]

Galerie Micheline Szwajcer
Regentschapsstraat 67 
di-vr 10-18u30, za 12-18u30
❑ Luciano Fabro [tot 4/6]

Hopstreet
Sint-Jorisstraat 109 – 02 511 05 55 
do-za 13-18u (of op afspraak)
❑ Jonathan Callan [21/5 tot 9/7]

ING Art Center
Koningsplein 6 – 02 547 22 92 
di-zo 11-18u, wo 11-21u
❑ Peter Kogler [tot 19/6]

ISELP – Institut Supérieur pour 
l’Etude du Langage Plastique
Waterloolaan 31 – 02 504.80.70 
ma-za 11-18u30
❑ Béatrice Balcou / Kazuko Miyamoto 
[tot 2/7] ❑ ‘Double Room / Richard 
Venlet. Episode III’ – Rafael Lain & 
Angela Detanico et Aurélien Froment 
[tot 2/7]

Koninklijke Musea voor Schone 
Kunsten van België
Regentschapsstraat 3 – 02.508.32.11 
di-vr 10-17u, za-zo 11-18u
❑ ‘Ontluikend bewustzijn (Nieuwe 
ruimte)’ – Gao Xingjian [tot 26/2/2020] 
❑ ‘Bruegel. Unseen Masterpieces. When 
art meets technology’ [tot 16/3/2020] 
❑ ‘Uncensored photographs’ – Andres 
Serrano [tot 21/8] ❑ ‘Reuzen’ – David 
Altmejd [tot 21/8]

La Loge
Kluisstraat 86 – 02/644.42.48 
do-za 13-19u
❑ ‘Pastoral Myths’ – Jean-Marie 
Appriou, Olga Balema, Steinar Haga 
Kristensen, Jessica Warboys, Amelie von 
Wulffen [tot 25/6]

Meessen De Clercq
Abdijstraat 2a – 02 644 34 54 
di-za 11-18u
❑ Claudio Parmiggiani [tot 21/5]

Museum van Elsene
Jean Van Volsemstraat 71 – 02.515.64.22 
di-zo 9u30-17u
❑ ‘Patates & compagnie’ – Agnès Varda 
[tot 29/5] ❑ Jean-Marie Bytebier [tot 
29/5] ❑ ‘Photorealism. 50 Years of 
Hyperrealistic Painting’ [30/6 tot 25/9]

Office d’Art Contemporain
Lakensestraat 105 – 0499 26 80 01 
do-za 14-18u / op afspraak
❑ ‘incidences’ – Andrea Radermacher 
– Mennicken [20/5 tot 25/6]

Vanhaerents Art Collection
Anneessensstraat 29 – 02 511 50 77 
1ste za/maand 14-17u / groepen: di-vr 
(op afspraak)
❑ ‘Man in the Mirror’ – Peter Friedl, 
Sterling Ruby, Thomas Ruff, Peter Halley, 
Haroon Mirza, Cosima von Bonin… [tot 
28/10/2017] ❑ ‘Many suns and worlds’ 
– Tomás Saraceno [tot 28/10/2017] 
❑ ‘Michael’ – Adel Abidin [tot 15/4/2017]

WIELS Centrum voor Hedendaagse Kunst
Van Volxemlaan 354 – 02 340 00 53 
di-zo 11-18u, 1ste en 3de wo/maand 
11-21u
❑ ‘Urban Now: City Life in Congo’ 
– Sammy Baloji & Filip De Boeck [tot 
14/8] ❑ ‘Sgraffito’ – Benjamin Installé 
[tot 22/5] ❑ ‘Business Insider’ – Simon 
Denny [20/5 tot 14/8] ❑ ‘Alumni 
Residents Exhibition’ [18/6 tot 14/8]

Xavier Hufkens
St.-Jorisstraat 6 – 02.639.67.30 
di-za 11-18u
❑ Josh Smith [tot 28/5] ❑ ‘Travaux inédits, 
2016’ – Daniel Buren [10/6 tot 23/7]

Xavier Hufkens – New Gallery Space
St. Jorisstraat 107 – 02 639 67 30 
di-za 11-18u
❑ ‘Product Recall: New Pattern Paintings’ 
– Katherine Bernhardt [tot 28/6]

Charleroi

BPS 22
Boulevard Solvay 22 – 071 27 29 71 
di-zo 11-19u
❑ ‘Uchronies. Collections de la Province 
de Hainaut et du BPS22’ – Constantin 
Meunier, Andy Warhol, Cindy Sherman, 
Alfred Stevens, Marthe Wéry, René 
Magritte… [tot 29/5] ❑ Marthe Wéry 
(1930-2005) [18/6 tot 4/9]

Musée de la Photographie
Avenue Paul Pastur 11 – 071 43 58 10 
di-zo 10-18u
❑ ‘Galerie du Soir’ – Justine Montagner 
[tot 22/5] ❑ ‘La Boîte noire’ – Sandrine 
Lopez [tot 22/5] ❑ ‘Commandes 
photographiques du groupe Lhoist’ – Roy 
Arden, Bernd & Hilla Becher, Elliott 
Erwitt, Rodney Graham, Jan Henle, Josef 
Koudelka [tot 22/5] ❑ ‘Génération 
Tahrir’ – Pauline Beugnies [tot 22/5] 

❑ ‘Wait and see’ – Françoise et Daniel 
Cartier [tot 22/5]

Deinze

Museum van Deinze en Leiestreek
Lucien Matthyslaan 3-5 – 09.381.96.70 
di-vr 14-17u30, za-zo 10-12/14-17u
❑ ‘The book of hours’ – Jorge Macchi 
[21/5 tot 31/7] ❑ ‘Biënnale van de 
Schilderkunst 2016 – het verlangen naar 
het onbekende en exotische versus de 
zekerheid van de eigen lokale omgeving: 
presentatie vertrekkende vanuit 
spilfiguur Gustave Van de Woestyne’ 
[26/6 tot 25/9]

Deurle

MDD (Museum Dhondt-Dhaenens)
Museumlaan 14 – 09.282.51.23 
di-zo 10-17u / zomer 10-18u
❑ ‘Earthfold’ – Julie Mehretu / Jessica 
Rankin [tot 12/6] ❑ ‘Biënnale van de 
Schilderkunst 2016 – het verlangen naar 
het onbekende en exotische versus de 
zekerheid van de eigen lokale omgeving’ 
– James Ensor, Albijn van den Abeele, 
Walter Dahn, Tatjana Gerhard, George 
Condo, Ellen Altfest, Liam Everett… 
[26/6 tot 25/9]

Drogenbos

FeliXart Museum
Kuikenstraat 6 – 02.377.57.22 
do-zo 10u30-17u
❑ ‘Moderne kunst uit het Interbellum. 
Collectie van het Koninklijk Museum 
voor Schone Kunsten Antwerpen’ [tot 
31/12/2017] ❑ ‘Collectiepresentatie – 
Abstractie 1920/1960’ [tot 5/6]

Eupen

ikob – Museum für Zeitgenössische 
Kunst
Rotenberg 12 – 087.56.01.10 
wo-zo 13-18u, 1ste wo/maand: 13-19u
❑ ‘Überall’ – Eric Peters [tot 10/7]

Gaasbeek

Kasteel van Gaasbeek
Kasteelstraat 40 – 02.531.01.30 
di-zo 10-18u
❑ ‘Divine Decadence – Abattoir Fermé@ 
Kasteel van Gaasbeek’ – Franz von 
Stuck, Félicien Rops, Berlinde De 
Bruyckere, Jan Fabre, Terry Rodgers… 
[tot 26/6]

Geel

Cultuurcentrum de Werft
Werft 32 – 014 56 66 66 
vr-zo 10-17u
❑ ‘Ungenau. Hommage aan Jan Hoet. 
Philippe Van Cauteren maakt een keuze 
uit de collectie van het S.M.A.K.’ [tot 5/6]

Gent

Barbé gallery
Penitentenstraat 29 – 09 391 39 13 / 
0471 02 94 01 
do-zo 14-18u (en op afspraak)
❑ ‘’Ziezo’, zei hij achteloos, maar…’ 
– Nicolas Leus [20/5 tot 7/7]

Caermersklooster
Vrouwebroersstraat (Patershol)  
09.269.29.10 
di-zo 10-17u
❑ ‘Het Lam Gods ont(k)leed!’ [tot 
31/12/2019] ❑ ‘Een wonderbaarlijke 
tuin – Flora op het Lam Gods’ [tot 18/9] 
❑ ‘Voor God en Geld – Gouden tijd van 
de Zuidelijke Nederlanden’ [17/6 tot 
1/1/2017]

Croxhapox
Lucas Munichstraat 76-82 
0479 45 37 79 
do-zo 14-18u
❑ Fabrice Pichat, Gill Van Eeckhout, 
Laura Van Severen, Henk Delabie, Robin 
Vermeersch, Peter Lagast, Bruno 
Vandenberghe [tot 5/6]

Galerie Jan Dhaese
Ajuinlei 15 B – 0477.43.77.94 
do-za 14-18u, zo 11-14u
❑ Annelies de Mey [tot 29/5] 
❑ ‘Looming Trough the Glitter’ – Kobe 
De Peuter [22/5 tot 26/6]

Galerie S. & H. De Buck
Zuidstationstraat 25 – 09.225.10.81 
wo-za 15-18u (en op afspraak)
❑ ‘In Order Of Disappearance – Paintings 
to catch Birds and Beasts’ – Sven 
Verhaeghe [tot 19/6] ❑ ‘Fotokabinet: A 
Naturalist goes to War’ – Sarah – Ann 
Couseins [tot 19/6] ❑ ‘Installatie – 
tekeningen en beelden’ – Geert De Smet 
[22/6 tot 29/6] ❑ ‘Lush’ – Tomas Lahoda 
[1/7 tot 29/7] ❑ ‘Fotokabinet: Evert 
Bongers’ [1/7 tot 29/7]

HISK - Hoger Instituut voor Schone 
Kunsten
Charles de Kerchovelaan 187a 
09 269 67 60 
do-ma 14-18u
❑ ‘Open Studios 2016’ – [ 27/5 tot 30/5]

Kiosk
Louis Pasteurlaan 2 – 09.267.01.68 
di-vr 14-18u, za-zo 11-18u
❑ ‘9’ – Peter Wächtler [tot 12/6]

Kristof De Clercq Gallery
Tichelrei 82 – 0474 57 12 91 
wo-zo 14-18u (en op afspraak)
❑ Awoiska van der Molen [tot 26/6]

Museum Dr. Guislain
Jozef Guislainstraat 43 – 09.216.35.95 
di-vr 9-17u, za-zo 13-17u
❑ ‘Uit de schaduw. 200 jaar Broeders 
van Liefde en psychiatrie’ [tot 29/5] 
❑ ‘Schaamte’ – Chantal Akerman, George 
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Grosz, Jan Van Imschoot, Auguste Rodin, 
Miroslav Tichý, George Minne… [tot 29/5] 
❑ ‘Trouver un moyen d’habiter le monde’ 
– Arpaïs Du Bois [tot 29/5] ❑ ‘Museum 
Dirk De Wachter – Kunst en psychiatrie in 
borderlinetijden’ [25/6 tot 25/9]

Museum voor Schone Kunsten Gent
Citadelpark – 09.240.07.00 
di-zo 10-18u
❑ ‘KMSKA te gast’ – Jules Schmalzigaug, 
Henri De Braekeleer, George Grosz… 
[tot 1/7/2017] ❑ ‘Restauratie Lam Gods’ 
[tot 2/10/2017] ❑ ‘Donas, de Belgische 
Avant-Gardiste’ – Marthe Donas 
(1885-1967) [tot 5/6] ❑ ‘Metafloristiek’ 
– Gerda Steiner en Jörg Lenzlinger [tot 
22/10/2017] ❑ ‘De (Hemi)cyclus van 
bladeren en papier’ – Simryn Gill [tot 
4/9] ❑ ‘Manufactories of Caring 
Space-Time. Het kleine gebaar’ – Selma 
en Sofiane Ouissi [15/6 tot 15/8]

RIOT
Dendermondsesteenweg 80 
092 23 39 53 
wo–za 11–18u
❑ ‘Experimental Jetset – Word-Things in 
Time-Space’ [tot 24/9]

SMAK
Citadelpark – 09.221.17.03 
di-zo 10-18u
❑ ‘Artist in residence’ – Kristof Van 
Gestel [tot 31/12] ❑’ Rinus Van de Velde 
@ Donogoo Tonka’ [tot 5/6] ❑ Michael 
Buthe / Retrospectieve [tot 5/6] 
❑ ‘Invisible Beauty – Paviljoen van Irak / 
Biënnale van Venetië 2015’ – Latif Al 
Ani, Akam Shex Hadi, Rabab Ghazoul, 
Salam Atta Sabri, Haider Jabbar [28/5 
tot 4/9] ❑ ‘A small sound in your head’ 
– Lee Kit [28/5 tot 4/9] ❑ ‘Distance and 
Differences’ – Zvi Goldstein [25/6 tot 
30/10] ❑ ‘Prijs van de Vrienden v/h 
S.M.A.K. / Coming People 2016’ [25/6 
tot 21/8]

Stadsmuseum Gent – STAM
Godshuizenlaan 2 – 09/269.87.90 
di-zo 10-18u
❑ ‘Stad van morgen. Over de rand’ [tot 
28/8]

Tatjana Pieters
Nieuwevaart 124/001 – 09 324 45 29 
wo-zo 14-18u (of op afspraak)
❑ ‘Permutatie 1972-2015’ – Philippe 
Van Snick [tot 29/5] ❑ ‘The Cat With 
Nine Lives’ – Birde Vanheerswynghels 
[5/6 tot 17/7] ❑ ‘Ghost to Ghost’ – Aiden 
Morse [5/6 tot 17/7]

Tuin Duivelsteen
Geraard de Duivelstraat 1 
❑ ‘Yart – kunst in de stad’ – Sil Krol, 
Emma Pollet ism Niko Himschoot, Yves 
Obyn, Fase, Almudena Lobera, Elise 
Eeraerts [tot 17/7]

Hasselt

cc Hasselt
Kunstlaan 5 – 011.77.15.19 
di-vr 10-17u, za-zo 13-17u
❑ ‘Eenvoud is niet eenvoudig’ – Luc 
Claus, Bernard Sercu & Dan Van Severen 
[tot 26/6] ❑ ‘The dwarf empire’ – Sanne 
De Wilde [tot 26/6] ❑ ‘Nooit genoeg’ 
– Nicoline van Stapele [tot 26/6] 
❑ John Van Oers [tot 26/6]

CIAP
Lombaardstraat 23 – 011.22.53.21 
wo-vr 11-18u, za-zo 13-17u
❑ ‘Loot, soil and cleanliness’ – Kasper 
Bosmans [tot 5/6] ❑ ‘Het Kabinet’ – 
Eleanor Duffin [tot 29/5] ❑ ‘Het Kabinet’ 
– Johanna Kristbjorg [3/6 tot 3/7] ❑ ‘Text 
/ Textile’ [25/6 tot 2/10] ❑ ‘Het Kabinet’ 
– Eva Vermeiren [8/7 tot 31/7]

KRIEG
Elfde-Liniestraat 25 
❑ Sanne Vaassen [19/5 tot 1/9]

Z33
Zuivelmarkt 33 – 011.29.59.60 
di-za 11-18u, zo 14-17u
❑ ‘Data Broker’ – Dries Depoorter [tot 
29/5] ❑ ‘Some Become Part Time 
Singers and Some Keep Pretending’ – 
Basim Magdy [tot 29/5] ❑ ‘Design my 
Privacy’ – Owen Mundy, Dimitri 
Tokmetzis & Yuri Veerman, Front 404, 
Michaele Lakova, F.A.T., Joeri 
Woudstra… [tot 29/5]

Herentals

Art Center Hugo Voeten
Vennen 23 – 0475 555 125 
ma-za 13u30-17u
❑ ‘Furniture Sculpture’ – Elise Van 
Mourik, Herman Van Ingelgem, Franz 
West, Helgi Thorsson, Pieter Engels, 
Jacques Lizène, Leen Voet… [tot 2/7] 
❑ ‘The Noise of Silence’ – Teodora 
Axente [tot 2/7] ❑ ‘Insight #4: Burden 
of blame’ [tot 2/7]

Heusden-Zolder

Kunstgalerij De Mijlpaal
Brugstraat 45 – 011.43.52.02 
vr-zo 14-18u (en na afspraak)
❑ ‘Ecce Homo. Emotions of men’ – 
Ulrike Bolenz, Eugène Dodeigne, Bill 
Viola, Octave Landuyt, Dan Van 
Severen… [tot 19/6]

Hornu

Centre d’ Innovation et de Design – CID
Rue Sainte Louise 82 – 065.65.21.21 
di-zo 10-18u
❑’ AL(L). Projets en aluminium par 
Michael Young’ [tot 29/5] 
❑ ‘PAUSE’ – Aldo Bakker [tot 14/8]

MAC’s – Grand-Hornu
Rue Sainte-Louise 82 – 065.65.21.21 
di-zo 10-18u
❑ ‘Peintures pour tous!’ – Jacques 
Charlier [tot 22/5] ❑ ‘La nécessité de 
répétition – cycle Cabinet d’amateurs, 
n°10’ – Benjamin Monti [tot 3/7] ❑ ‘My 
Body Is a Cage. Collectie Musée d’Art 
Contemporain de Marseille’ – Yves Klein, 
Arnulf Rainer, Bruce Nauman, Tony 
Oursler, Nan Goldin, ZOO/Thomas 
Hauert… [26/6 tot 25/9]

Kasterlee

Frans Masereel Centrum
Masereeldijk 5 – 014/85.22.52 
ma-vr 10-17u, laatste Weekend/maand: 
10-17u
❑ ‘40 jaren verzamelzucht’ – Mark 
Verstockt, Jan Cobbaert, Jef Geys, 
Willem Oorebeek, Kris Fierens, Katja 
Mater… [tot 31/10]

Kemzeke

Verbeke Foundation
Westakker – 03.789.22.07 
do-zo 11-18u
❑ ‘Bewogen beweging’ – Theo Jansen 
– Zoro Feigl [tot 30/10] ❑ ‘Retro-
spectieve’ – Roger van de Wouwer [tot 
30/10] ❑ ‘Collection’ – herman de vries, 
Maarten Vanden Eynde, Paul Joostens, 
E.L.T. Mesens… [tot 30/10]

Knokke

Bogertgallery
Zeedijk-Het Zoute 732 – 050 688 236 
wo-ma 11-18u
❑ ‘Jan Schoonhoven Jr’ [tot 30/5] 
❑ Yumiko Yoneda [tot 30/5] 
❑ ‘Nature (na’ tyr) – Perceptie van de 
natuur’ – Tjibbe Hooghiemstra [tot 27/6] 
❑ Patrick Ceyssens [tot 27/6]

Galerie Ronny Van de Velde
Zeedijk 759 – 050 60 13 50 
vr,ma 14-18u, za-zo 11-18u
❑ ‘From nature to abstraction – Part II’ 
– Brusselmans, Flouquet, Gailliard, … 
[tot 27/6]

La Louvière

Centre de la Gravure et de l’Image 
imprimée
Rue des Amours 10 – 064 27 87 27 
di-zo 10-18u
❑ ‘Illustre – Lorsque les œuvres se 
racontent’ [tot 24/7] ❑ ‘Les Editions 
Tandem, de la gravure au livre’ [tot 24/7]

Leuven

M van Museum Leuven
Vanderkelenstraat 28 – 016 22 69 06 
vr-di 11-18u, do 11-22u (gesloten op wo)
❑ ‘Beelden uit Brugge’ [tot 4/9] 
❑ ‘Perelle & zonen. Landschapsgraveurs’ 
[tot 20/5] ❑ ‘At first sight’ – Oriol Vilanova 
[tot 5/6] ❑ Aglaia Konrad [tot 18/9]

Stuk Kunstencentrum
Naamsestraat 96 – 016.23.03.20 
di-vr 18-22u, za-zo 14-18u
❑ ‘Auto da Fé’ – John Akomfrah [tot 
22/5] ❑ ‘Handsworth Songs (1986)’ – 
Black Audio Film Collective [tot 22/5]

Liège

Espace 251 Nord
Rue Vivegnis 41 – 04 227 10 95 
wo-za 14-18u
❑ ‘Rotation des stocks 1984-2016’ 
– Jacques Lizène [tot 18/6]

Yoko Uhoda Gallery
Rue Forgeur 25 – 04 232 01 11 
0478 91 05 53 
do-za 12-18u, zo 10-14u
❑ ‘Available for reference – Carte blanche 
aan Georges Uhoda’ – Lionel Estève, Tony 
Oursler, Franz Erhard Walther, Frédéric 
Platéus, Thomas Ruff, Charlotte Beaudry, 
Gilberto Zorio… [tot 29/5]

Machelen-Zulte

Roger Raveelmuseum
Gildestraat 2-8 – 09.381.60.00 
wo-zo 11-17u
❑ ‘Provinciale Prijs voor Beeldende 
Kunst (Provincie Oost-Vlaanderen)’ – 
Jonas Vansteenkiste, Ben Benaouisse, 
Meggy Rustamova, Annemie Augustijns 
[tot 12/6] ❑ ‘Biënnale van de 
Schilderkunst 2016 – het verlangen naar 
het onbekende en exotische versus de 
zekerheid van de eigen lokale omgeving’ 
[26/6 tot 9/10]

Mechelen

De Garage, Ruimte voor Actuele Kunst
Onder dne Toren 12A – 015.29.40.00 
do-zo 13-18u
❑ ‘Tu m’aides à peindre? (assistance 
Walter Swennen)’ – Kurt Ryslavy [tot 
12/6] ❑ ‘La salle à manger de l’hôtel 

Waregem

BE-PART extra muros
Henri Lebbestraat 25 – 056 62 94 10 
www.be-part.be
❑ ‘La Botiga de l’Anson’ – Martí Anson 
[tot 22/5]

BE-PART Platform voor actuele kunst
Westerlaan 17 – 056 62 94 10 
zo-vr 11-17u, za: enkel op afspraak voor 
groepen
❑ ‘In anticipation of improvement / The 
Be-Part exercises’ – Dirk Zoete [tot 29/5]

Wetteren

Loods 12
Koophandelstraat 12 – 0496 63 93 58 
za–zo 14–18u
❑ ‘High Noon op Koophandelstraat’ – 
Kurt Ryslavy [29/5 tot 26/6] ❑ ‘A touch 
of green in the middle of concrete’ – Ria 
Pacquée [29/5 tot 26/6]

Duitsland
Aachen

Ludwig Forum für Internationale Kunst
Jülicherstrasse 97-109 – 0241.180.71.04 
di-wo,vr 12-18u, do 12-20u, za-zo 11-18u
❑ ‘Lufonauts. Expedition Museum. An 
exhibition for children’ [tot 21/8] 
❑ ‘DYSTOTAL’ – Nicolas Chardon, Esther 
Stocker, Angela Fette, Renato Nicolodi, Jan 
van der Ploeg… [tot 5/6] ❑ ‘Across the 
board (having an effect on people at every 
level and in every area)’ – David Bernstein, 
Jason Hendrik Hansma, Stéphanie 
Lagarde, Brenda Tempelaar [tot 26/6]

Neuer Aachener Kunstverein – NAK
Passstrasse 29, Stadtgarten 
0241 50 32 55 
di-zo 14-18u
❑ ‘The Epic’ – Pola Sieverding [tot 5/6] 
❑ Angelica Fernandez [19/6 tot 31/7]

Augsburg

Staatsgalerie Moderne Kunst im Glaspalst
Glaspalast – (0821) 324 – 4107 
di 10-17u
❑ ‘Uproar in Augsburg. German Paintings 
of the 1960s to 1980s’ [tot 16/10] 
❑ ‘Rompeflasche – zeitgenössischer Kunst 
aus Ecuador’ [tot 9/10]

Baden-Baden

Museum Frieder Burda
Lichtentaler Allee 8 b – 072213 98 98-0 
di-zo 10-18u
❑ ‘The wood for the trees…’ – Piet 
Mondrian, Joseph Beuys, Christo, Sigmar 
Polke, Alex Katz, Sabine Dehnel… [tot 
29/5] ❑ ‘Gerhard Richter – Birkenau’ 
– Gerhard Richter / Blinky Palermo, 
Sigmar Polke, Clyfford Still, Gotthard 
Graubner, Willem de Kooning, Sol 
LeWitt… [tot 29/5] ❑ Katharina Grosse 
[11/6 tot 9/10]

Staatliche Kunsthalle Baden-Baden
Lichtentaler Allee 8a – 07221.232.50 
di-zo 10-18u
❑ ‘Money, Good and Evil. A Visual 
History of the Economy’ – Lukas Cranach 
d.Ä, Marinus van Reymerswaele, Sylvie 
Fleury, Andy Warhol, Stephan 
Baumann… [tot 19/6]

Berlin

Akademie der Künste – Hanseatenweg
Hanseatenweg 10 – 030,200 57-2000 
woi-zo 11-19u, di 14-22u
❑ ‘AGORA ARTES. Monat der 
Stipendiaten der Jungen Akademie’ [tot 
29/5] ❑ ‘DEMO:POLIS – Das Recht auf 
Öffentlichen Raum’ – Michael Najjar, 
Boris Charmatz, Hans Haacke, Elfi 
Mikesch, Michael van Valkenburgh, 
Lacaton & Vassal, Heike Hanada… [tot 
29/5]

Akademie der Künste – Pariser Platz
Pariser Platz 4 – 030.200 57-0 
di-zo 11-19u
❑ ‘9. Berlin Biennale für zeitgenössische 
Kunst’ [4/6 tot 18/9]

Bauhaus-Archive/Museum of Design
Klingelhöferstraße 13 – 030.254.002.43 
wo-ma 10-17u
❑ ‘Textile design today. From experiment 
to series’ – Josefine Düring, Julia Kortus, 
Stefanie Brendel, Moritz Waldemeyer, 
Annegret Lembcke, Manuela Leite… 
[tot 5/9]

Berlinische Galerie
Alte Jakobstr. 124-128 – 030 789 02 600 
wo-ma 10-18u
❑ ‘In front of – Photographs 2005/2015’ 
– Heidi Specker [tot 11/7] ❑ Erwin 
Wurm [tot 22/8] ❑ ‘Modern visionaries’ 
– Paul Scheerbart, Bruno Taut, Paul 
Goesch [tot 31/10] ❑ ‘The IBB-
Videolounge’ – Niklas Goldbach [1/6 tot 
27/6] ❑ ‘The IBB-Videolounge’ – 
Haegue Yang [29/6 tot 25/7]

DAAD Galerie
Zimmerstrasse 90/91 – 030.261.36.40 
ma-za 11-18u
❑ ‘Air, rain, pain, wind, sweat, tears, fear, 
yeast, heat, pleasure, salt, dust, dreams, 
odors, noises, humidity’ – Edith Dekyndt 
[tot 18/6]

Das Verborgene Museum
Schlüterstr. 70 – 030 313 36 56 
do-vr 15-19u, za-zo 12-16u
❑ ‘Alice Lex-Nerlinger 1893–1975, 
Fotomonteurin und Malerin’ [tot 7/8]

Hamburger Bahnhof – Museum für 
Gegenwart
Invalidenstrasse 50-51 – 030.39.78.34.11 
di-wo,vr 10-18u, do 10-20u, za-zo 11-18u
❑ ‘A-Z. The Marzona Collection. 
Conceptual art of the 1960s and 1970s 
and the contemporary relevance of works 
from this era’ [tot 29/5] ❑ ‘Neue 
Galerie: The Black Years. Histories of a 
Collection: 1933–1945’ [tot 31/7] 
❑ ‘Manifesto’ – Julian Rosefeldt [tot 
10/7] ❑ ‘Fault Zones’ – Günter Brus [tot 
6/6] ❑ ‘Sculpture as Place, 1958-2010’ 
– Carl Andre [tot 18/9] ❑ 
‘Chronographia’ – Gülsün Karamustafa 
[10/6 tot 23/10]

Martin-Gropius-Bau
Niederkirchnerstrasse 7 – 030/254.86.777 
wo-ma 10-19u
❑ ‘Fault Zones’ – Günter Brus [tot 6/6] 
❑ Lee Miller (1907-1977) [tot 12/6] 
❑ ‘Make yourself Pretty!’ – Isa Genzken 
[tot 26/6] ❑ ‘The Maya – Language of 
Beauty’ [tot 7/8] ❑ ‘NO, IT IS!’ – 
William Kentridge [tot 21/8] ❑ ‘Nature 
& Politics’ – Thomas Struth [11/6 tot 
18/9] ❑ Berenice Abbott (1898-1991) 
[1/7 tot 3/10]

Neuer Berliner Kunstverein
Chausseestrasse 128-129 – 030.280.70.20 
di-zo 12-18u, do 12-20u
❑ Clemens von Wedemeyer [28/5 tot 
31/7] ❑ Elizabeth Price [31/5 tot 29/7]

Neues Museum Berlin
Bodestraße – 030 266 42 42 42 
vr-wo 10-18u, do 10-20u
❑ ‘Bart – zwischen Natur und Rasur’ [tot 
3/7] ❑ ‘Tod in Neapel – Heinrich 
Schliemann zum 125. Todestag’ [tot 30/6]

Bielefeld

Bielefelder Kunstverein
im Waldhof, Welle 61 – 0521 17 88 06 
do-vr 15-19u, za-zo 12-19u
❑ ‘George slays the dragon’ – Benoît 
Maire [tot 10/7] ❑ ‘Der Reim’ – Natalie 
Häusler [tot 10/7]

Kunsthalle Bielefeld
Artur-Ladebeck-Straße 5 
00 49 521.512.479 
di-vr 11-18u, wo 11-21u, za 10-18u, 
zo 11-18u
❑ ‘Bilder vom Maler’ – Martin Disler 
[tot 3/7] ❑ Maggy Kaiser [tot 3/7]

Bochum

Situation Kunst (für Max Imdahl)
Nevelstr. 29c (im Parkgelände von Haus 
Weitmar) – 0234 3228523 
wo-vr 14-18u, za-zo 12-18u
❑ ‘Landschaft in der Kunst seit dem 15. 
Jahrhundert’ – Jan van Goyen, Lovis 
Corinth, Gustave Courbet, Andreas 
Feininger, Arthur Leipzig, Gerhard 
Richter… [tot 21/11]

Bonn

Bonner Kunstverein
Hochstadenring 22 – 0228.69.39.36 
di-zo 11-17u, do 11-19u
❑ Marvin Gaye Chetwynd [tot 19/6]

Bundeskunsthalle Bonn
Friedrich Ebert-Allee 4 – 0228.91.71.200 
di-wo 10-21u, do-zo 10-19u
❑ ‘Pina Bausch and the Tanztheater’ [tot 
24/7] ❑ ‘The Bauhaus: It’s All Design’ 
[tot 14/8] ❑ ‘Parkomania. The 
Landscaped Gardens of Prince Pückler’ 
[10/6 tot 25/9] ❑ ‘Enjoy Your Life!’ – 
Juergen Teller [10/6 tot 25/9]

Kunstmuseum Bonn
Friedrich-Ebertallee 2 – 0228.77.62.60 
di-zo 11-18u, wo 11-21u
❑ Susanne Paesler [tot 5/6] ❑ ‘RealTIME. 
The Art of Slowness’ [tot 4/9] 
❑ ‘Dorothea von Stetten Art Award. 
Young Art from the Netherlands’ – Aimée 
Zito Lema, Dan Walwin, Taocheng Wang 
[30/6 tot 25/9]

Bremen

GAK – gesellschaft für aktuelle Kunst
Teerhof 21 – 0421-50 08 97 
di-zo 11-18u, do 11-20u
❑ ‘Power of Style’ – Max Schaffer [21/5 
tot 31/7]

Kunsthalle Bremen
Am Wall 207 – 0421/329.08.24 
wo-zo 10-17u, di 10-21u
❑ ‘Kinder, Kerle, Charaktere. Das 
druckgraphische Werk’ – Adriaen van 
Ostade (1610–1685) [tot 3/7] 
❑ ‘Kunstpreis der Böttcherstraße in 
Bremen 2016’ – Peter Wächtler, Nora 
Schultz, Julius von Bismarck, Oliver 
Laric, Franka Kaßner… [tot 18/9]

Duisburg

LehmbruckMuseum
Friedrich-Wilhelm-Strasse 40 
0203.283.26.30 
di-vr 12-17u, za-zo 11-17u
❑ ‘Probe zu: Tanzen für Brancusi’ – 
Johannes Brus [tot 5/6] ❑ ‘Liquid 
Identities’ – Lynn Hershman Leeson [tot 
5/6] ❑ ‘State of Flux’ – Jakub Nepras 
[tot 5/6] ❑ Jeppe Hein [9/6 tot 3/10] 
❑ ‘Von Rodin bis de Bruyckere. Die 
Oberfläche als Bedeutungsträger in der 
Skulptur’ – Medardo Rosso, Constantin 
Brancusi, Max Bill, Julian Opie, Rebecca 
Horn… [2/7 tot 23/10]

MKM – Museum Küppersmühle für 
Moderne Kunst
Philosophenweg 55 – 0203.30 19 48.11 
wo 14-18u, do-zo 11-18u
❑ ‘Kunst, die im Wege steht’ – Markus 
Lüpertz [tot 29/5] ❑ ‘Mein Gedicht heißt 
Farbe’ – Rolf-Gunter Dienst [24/6 tot 4/9]

Düren

Leopold-Hoesch-Museum
Hoeschplatz 1 – 02421 252561 
di-zo 10-17u, do 10-19u
❑ ‘Werke aus der Sammlung Dahlmann’ 
– Günther Förg [tot 29/5] ❑ ‘To Lose’ 
– Michail Pirgelis & David Ostrowski [tot 
29/5] ❑ ‘Heinrich Wolff. Rheinischer 
Expressionismus und Moderne’ [tot 
29/5] ❑ ‘Anna’s’ – Paul Czerlitzki [tot 
29/5] ❑ ‘Jiz Lee & Me’ – Hans-Jörg 
Mayer [tot 29/5] ❑ ‘Artists’ Painters’ – 
Cora Chohen, Greg Kwiatek, Gerrit 
Göllner, Chris Newman, Pierre 
Alechinsky… [12/6 tot 21/8]

Düsseldorf

K20, Kunstsammlung Nordrhein-
Westfalen
Grabbeplatz 5 – 0211.83.81.130 
di-vr 10-18u, za-zo 11-18u 1ste wo/
maand: 10-22u
❑ ‘Der Traum der Dinge’ – Wiebke Siem 
[tot 19/6] ❑ ‘Henkel – The Art 
Collection’ [tot 14/8] ❑ Dominique 
Gonzalez-Foerster 1887-2058 [tot 7/8] 
❑ ‘Not Abstract’ – Andreas Gursky [2/7 
tot 6/11]

K21, Kunstsammlung Nordrhein-
Westfalen
Ständehausstrasse 1 – 0211.83.81.600 
di-vr 10-18u, za-zo 11-18u, 1ste wo/
maand: 10-22u
❑ ‘In Orbit’ – Tomás Saraceno [tot 30/6] 
❑ ‘The Trauma of Painting’ – Alberto 
Burri [tot 3/7]

KAI 10 Raum für Kunst
Kaistraße 10 – (0)211 99 434 130 
di-za 12-17u
❑ ‘Homebase. Das Interieur in der 
Gegenwartskunst’ – Claudia Wieser, 
Franz Burkhardt, Erik Steinbrecher, 
Laurenz Berges, Gregor Schneider… [tot 
23/7]

KIT – Kunst im Tunnel
Mannesmannufer 1b 
0049.211.8920.769 
di-zo 11-18u
❑ ‘Mary & der Vulkan – eine 
meteorologische Phantasmagorie’ – 
Johann Wilhelm Schirmer, Hans Hollein, 
Michael Buthe, Elizabeth Peyton, Agnes 
Scherer, Alex Nowak… [tot 14/8]

Kunsthalle Düsseldorf
Grabbeplatz 4 – 0211.899.62.43 
di-zo 11-18u
❑ ‘Gesellschaft’ – Rita McBride [tot 
26/6] ❑ ‘Mur brut 06: Kaput’ – Christine 
Moldrickx [tot 12/6]

Kunstverein für die Rheinlande und 
Westfalen
Grabbeplatz 4 – 0211.32.70.23 
di-zo 11-18u
❑ ‘Das Neue’ – Karlheinz Stockhausen, 
Henry Flynt, Mary Bauermeister, Martin 
K. Pedersen, Marina Pinsky… [21/5 tot 
17/7]

Museum Kunst Palast
Ehrenhof 5 – 0211.89.962.60 
di,wo, vr-zo 11-18u do 11-21u
❑ Frauke Dannert [tot 3/7] 
❑ Jean Tinguely [tot 13/8] 
❑ Carl Buchheister [tot 14/8]

Essen

Kunstverein Ruhr
Kopstadtplatz 12 – 0201 22 65 38 
di-vr 12-18u, za-zo 14-17u
❑ ‘Disput’ – Juergen Staack [tot 12/6]

Museum Folkwang
Museumsplatz 1 – 0201.88.45.444 
di-wo 10-18u, do-vr 10-20u, 
za-zo 10-18u
❑ ‘Le noir’ – Pierre Soulages [tot 26/6] 
❑ ‘Nature & Politics’ – Thomas Struth 
[tot 29/5] ❑ ‘Weird and Wonderful. Los 
Carpinteros, Ouyang Chun and favourite 
pieces from the Olbricht Collection’ [tot 
30/10] ❑ ‘Antikörper/OTC’ – Gereon 
Krebber [tot 24/7] ❑ ‘Dialogues – The 
Looser Collection at the Museum 
Folkwang’ – Rodin/Giacometti, Pollock/
Twombly, Rothko/Serra… [tot 30/10] 
❑ ‘Heinrich Kühn’s Cabinet – the 
Photographer’s Love for his Materials’ 
[tot 21/8] ❑ Katharina Fritsch [tot 
30/10] ❑ ‘World through a Creative 
Lens. The Life’s Work of a Photographer’ 
– Peter Keetman [3/6 tot 31/7] 
❑ ‘Writing Pictures – Picture Writing. 
Chinese Poster and Book Design Today’ 
[3/6 tot 31/7]

Esslingen

Galerie der Stadt Esslingen – Villa 
Merkel/Bahnwärterhaus
Pulverwiesen 25 – 0711 3512.2640 
Villa Merkel: di 11-20u, wo-zo 11-18u / 
Bahnwärterhaus: di-vr 15-18u, 
za-zo 11-18u
❑ ‘Crossing Media: Good Space – 
politische, ästhetische und urbane 
Räume’ [25/5 tot 21/8] 
❑ ‘Everything is architecture: Bau 
Magazine from the 60s and 70s’ [25/5 
tot 21/8]

Frankfurt am Main

Deutsches Architektur-Museum – DAM
Schaumainkai 43 – 069-212 38844 
di, do-zo 11-18u, wo 11-20u
❑ ‘Between the sun and the moon. The 
Rediscovery of Indian Handcraft’ – 
Studio Mumbai [tot 21/8] ❑ ‘Yesterdays 
Future. Visionary Designs from Future 
Systems and Archigram’ [tot 23/10] 
❑ ‘Thinking outside the box – An 
innovative approach to current urban 
challenges’ [21/5 tot 26/6] 
❑ ‘BDA Architekturpreis’ [9/7 tot 16/10]

Museum für Moderne Kunst MMK
Domstrasse 10 – 069.212.304.47 
di-zo 10-18u, wo 10-20u
❑ ‘An Imagined Museum. Works from 
the Centre Pompidou, the Tate and the 
MMK’ [tot 4/9] ❑ ‘Sacrifice and 
Harmony’ – Kader Attia [tot 14/8]

Portikus
Alte Brücke 2 / Maininsel 
069/2199.8760 
di-zo 11-18u, wo 11-20u
❑ ‘Model Malady’ – Shahryar Nashat 
[tot 19/6]

Schirn Kunsthalle Frankfurt
Am Römerberg – 069.29.98.82.20 
di,vr-zo 10-19u, wo-do 10-22u
❑ ‘Painting Walls, Painting Worlds’ – 
Joan Miró (1893–1983) [tot 12/6] 
❑ ‘ME’ – Günther Förg, Wolfgang 
Tillmans, Ryan Gander, Rosemarie 
Trockel, Jonathan Monk… [tot 29/5] 
❑ Peter Halley [tot 21/8] 
❑ ‘Pioneers of the Comic Strip. A 
Different Avant-Garde’ [23/6 tot 18/9]

Städel Museum
Dürerstrasse 2 – 069.60.50.98. 234 
di-wo/za-zo 10-18u, do-vr 10-21u
❑ ‘Early Prints’ – Sigmar Polke [tot 
22/5] ❑ ‘Monet and the Birth of 
Impressionism’ [tot 28/6] ❑ ‘The Heroes’ 
– Georg Baselitz [3/6 tot 23/10] 
❑ ‘Heaven on display – The Altenberg 
Altar and Its Imagery’ [22/6 tot 25/9]

Hamburg

Bucerius Kunst Forum
Rathausmarkt 2 – (0)40/36 09 96 0 
dagelijks: 11-19u, do 11-21u
❑ ‘Verkehrte Welt. Das Jahrhundert von 
Hieronymus Bosch’ [4/6 tot 11/9]

Leys, portraits et autres paysages 
imaginaires’ – Carole Vanderlinden [tot 
12/6]

Merksem

cc Merksem
Nieuwdreef 135 – 03 641 62 10 
ma 15u30-22u, di-vr 10-22u, za 8-13u
❑ Arnaud De Wolf [tot 15/7]

Mons

Musée des Beaux-Arts – BAM
Rue Neuve 8 – 065 40 53 24 
di-zo 10-18u
❑ ‘Premiers Vidéastes’ – Terry Fox 
(1943-2008) / Bill Viola [tot 12/6]

Namur

Maison de la Culture
Avenue Golenvaux 14 – 081.77.55.25 
12-18u
❑ ‘Poupées et Tabous, le double jeu de 
l’artiste contemporain’ – Alice Anderson, 
Arman, Hans Bellmer, Pascale Marthine 
Tayou, Pierre Molinier, Niki de Saint 
Phalle… [tot 26/6]

Oostende

Kunstmuseum aan zee – Mu.Zee
Romestraat 11 – 059.50.81.18 
di-zo 10-18u
❑ ‘Het echte « Mu.ZEE imaginaire »’ 
– Patrick Corillon [tot 31/12] 
❑ ‘Holy Molecule’ – Honoré d’O [tot 4/9]

Otegem

Deweer Gallery
Tiegemstraat 6 A – 056.64.48.93 
wo-vr, zo 14-18u (en op afspraak)
❑ ‘The Gesture is a Joke’ – Melissa Gordon 
[1/6 tot 3/7] ❑ ‘Siren’ – Keren Cutter [1/6 
tot 3/7] ❑ ‘Vanitas vanitatum, omnia 
vanitas’ – Jan Fabre [1/6 tot 3/7]

Ronse

Light Cube Art Gallery
St-Martensstraat 12 – 0497 75 47 63 / 
055 60 06 30 
wo-zo 14-18u (of op afspraak)
❑ ‘So, tell me your story…’ – Rob 
Buelens, Lieven Decabooter, Tjibbe 
Hooghiemstra, Joncquil, Rene Korten, 
Vadim Vosters & Peggy Wauters [tot 5/6]

Sint-Amands

Provinciaal Museum Emile Verhaeren
Emile Verhaerenstraat 71 – 052/33.08.05 
weekend, feestdagen of op reservatie 
11-18u
❑ ‘Emile Verhaeren, een dichter voor 
Europa’ [22/5 tot 27/11]

Stavelot

Galerie Triangle Bleu
Cour de l’Abbaye – 080.86.42.94 
do-zo 14-18u30 (of op afspraak)
❑ ‘3 décennies , 3 X 10 artistes de la 
galerie TRIANGLE BLEU – 3 X 10 #3’ 
– Bernard Gilbert, Pieter Laurens Mol, 
Marie-Jo Lafontaine, Baudouin 
Oosterlynck, Tinka Pittoors, Charley Case, 
Sylvie Macias Diaz, Anthony Duchêne, 
Kris Fierens, Stéphanie Roland [tot 19/6] 
❑ Valentin Dommanget [3/7 tot 18/9]

Strombeek-Bever

Cultuurcentrum Strombeek
Gemeenteplein 4 – 02.263.03.43 
ma-za 10-22u zo 10-18u
❑ ‘De wand’ – Jonas Raps [tot 25/9] 
❑ ‘in de wind’ – Jan Kempenaers [tot 
25/9] ❑ ‘Summer of Photography’ – Bart 
Lodewijks [16/6 tot 4/9]

Tongeren

Gerechtshof
Piepelpoel 10 
ma-vr: 9-16u, za-zo 10-16u
❑ ‘Sniff your Jail’ – Peter De Cupere [tot 
19/6]

Turnhout

De Warande
Warandestraat 42 – 014 41 69 91 
wo-zo 11-17u, vr 11-20u
❑ ‘Tentoonstelling i.s.m. 
STORMOPKOMST – Mens en machine’ 
– Charlie Chaplin, Jacques Tati, Victor 
Servranckx, Panamarenko, Andy Warhol, 
Bart Stolle… [tot 22/5] ❑ ‘Arab Cartoon 
Festival’ [tot 22/5] ❑ Nick Andrews 
[11/6 tot 14/8]

Veurne

Emergent
Grote Markt 26 
za-zo 14-18u, krokus- en Paasvakantie: 
do-zo: 14-18u
❑ ‘MEERVOUD’ [vanaf 4/7]

Galerie Hoge Bomen
Statiestraat 18 – 058/31.68.78 
za-zo 14-18u (of op afspraak)
❑ ‘Gemengde technieken op Japans 
papier en nieuwe marines geschilderd 
volgens de traditie van de Vlaamse 
Meesters in het atelier ‘Vox Maris’, 
Zeedijk te De Panne’ – Rita 
Vansteenlandt [tot 30/10]

ZO  27.03.16  
ZO  19.06.16
ZO  09.10.16  
ZO  04.12.16
11:00–18:00

WWW. GENT-
MATINEES .BE
OPEN 
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Petit Palais – Musée des Beaux-Arts de 
la Ville de Paris
Avenue Winston Churchill 
01 53 43 40 00 
di-zo 10-18u
❑ ‘La peinture corps et âme’ – George 
Desvallières (1861-1950) [tot 17/7] 
❑ ‘Dans l’atelier. L’artiste photographié, 
d’Ingres à Jeff Koons’ [tot 17/7]

Tours

Jeu de Paume – Château de Tours
25 avenue André Malraux – 02 47 70 88 46 
di-zo 14-18u
❑ ‘Robert Capa et la couleur’ [tot 29/5] 
❑ Sabine Weiss [18/6 tot 30/10]

Villeneuve d’Ascq

LaM – Lille Métropole Musée d’art 
moderne, d’art contemporain et d’art 
brut
1 allée du Musée – 03 20 19 68 88 
di-zo 10-18u
❑ ‘Amedeo Modigliani, l’œil intérieur’ 
[tot 5/6]

Groot-Brittannië
Leeds

Henry Moore Institute
The Headrow 74 – 0113.234.31.58 
di-zo 11-17u30, wo 11-20u
❑ ‘A Lesson in Sculpture with John 
Latham’ [tot 19/6] ❑ ‘Charity and Justice 
(1888)’ – William Hamo Thornycroft 
[18/5 tot 21/8]

Liverpool

Tate Liverpool
Albert Dock – 0151.709.32.23 
10-17u00
❑ ‘Liverpool Biennial: Dazzle ship’ – 
Carlos Cruz-Diez [tot 31/12] ❑ Ella 
Kruglyanskaya [18/5 tot 18/9] ❑ Maria 
Lassnig [18/5 tot 18/9] ❑ ‘Francis 
Bacon: Invisible Rooms’ [18/5 tot 18/9]

London

Barbican Art Gallery
Level 8 Barbican Centre – 020/7638.41.41 
za-wo 10-18u, do-vr 10-21u
❑ ‘Where the Shadows are so Deep’ 
– Imran Qureshi [tot 10/7] ❑ ‘Strange 
and familiar. Britain as Revealed by 
International Photographers. Curated by 
Martin Parr’ – Henri Cartier-Bresson, 
Rineke Dijkstra, Robert Frank, Garry 
Winogrand… [tot 19/6] ❑ ‘Towards the 
Mean. Sampling Britishness Today’ [tot 
19/6] ❑ ‘The Barbican Exhibition: 
Designing for a Living City’ [tot 16/10]

National Gallery
Trafalgar Square – 0171/300.80.00 
10-18u, vr 10-21u
❑ ‘Delacroix and the Rise of Modern Art’ 
[tot 22/5] ❑ ‘George Shaw: My Back to 
Nature’ [tot 30/10] ❑ ‘Painters’ 
Paintings: From Freud to Van Dyck’ 
[23/6 tot 4/9]

Royal Academy of Arts
Piccadilly – 020 7300 8000 
dagelijks 10-18u, vr 10-22u
❑ ‘Ai Weiwei 360 – Experience the show 
online’ [tot 20/11] ❑ ‘Drawing – The Lines 
of Time’ – Ann Christopher RA [tot 29/5] 
❑ ‘William Heath Robinson’s Life of Line’ 
[tot 3/6] ❑ ‘In the Age of Giorgione’ [tot 
5/6] ❑ ‘Urban Jigsaw’ [tot 29/5] 
❑ ‘Ken Howard’s Switzerland. Academi- 
cians in Focus’ [tot 23/10] ❑ ‘Summer 
Exhibition 2016’ [13/6 tot 21/8] ❑ ‘RA 
Schools Show 2016’ [23/6 tot 3/7] ❑ ‘82 
Portraits and 1 Still-life’ – David Hockney 
[2/7 tot 2/10] ❑ ‘Thought of Train of 
Thought’ – Ron Arad [7/7 tot 1/1/2017]

Tate Britain
Millbank – (0)20 7887 8888 
10-18u
❑ ‘Drawing for Free Thinking’ – David 
Tremlett [tot 31/12] ❑ ‘Display: Tracey 
Emin and Francis Bacon’ [tot 31/8] 
❑ ‘Display: Anwar Shemza’ [tot 21/11] 
❑ ‘Display: Hockney’s Double Portraits’ 
[tot 21/11] ❑ ‘Display: Jo Spence’ [tot 
21/11] ❑ ‘Vanilla and Concrete’ – Marie 
Lund, Rallou Panagiotou, Mary Ramsden 
[tot 19/6] ❑ ‘Display: Art and Alcohol: 
the role of alcohol in British art from the 
19th century to modern day’ [tot 21/11] 
❑ ‘Conceptual Art in Britain: 
1964–1979’ [tot 29/8] ❑ ‘BP Spotlight: 
Shoot Shoot Shoot: The London 
Film-Makers’ Co-operative 1966–1976’ 
[tot 17/7] ❑ ‘Pablo Bronstein: Historical 
Dances in an Antique Setting’ [tot 9/10] 
❑ ‘Painting with Light. Art and 
Photography from the Pre-Raphaelites to 
the modern age’ [tot 25/9]

Tate Modern
Bankside – 020.78.87.86.87 
zo-do 10-18u, vr-za 10-22u
❑ ‘Display: Artist rooms. Joseph Beuys 
– London’ [tot 31/12] ❑ ‘Performing for 
the Camera’ – Cindy Sherman, Yves 
Klein, Yayoi Kusama, Francesca 
Woodman, Erwin Wurm… [tot 12/6] 
❑ Mona Hatoum [tot 21/8] ❑ ‘Belonging 
Together – Connecting Global students, 
refugees and communities through 
making’ [19/5 tot 15/7] ❑ Bhupen 
Khakhar [1/6 tot 6/11]

The Courtauld Gallery
Somerset House/Strand – 020 7848 2526 
10-18u
❑ ‘Ornament by Design’ [tot 12/6] 
❑ ‘Spirit Drawings’ – Georgiana 
Houghton [16/6 tot 11/9]

Victoria and Albert Museum
Cromwell Road – 0171/938.83.61 
10-17u45, vr 10-22u
❑ ‘Display: Content and Form – Alison 
Britton’ [tot 4/9] ❑ ‘Display – Curtain 
Up: Celebrating 40 Years of Theatre in 
London’ [tot 31/8] ❑ ‘Botticelli 
Reimagined’ – Dante Gabriel Rossetti, 
Edward Burne-Jones, René Magritte, 
Elsa Schiaparelli, Andy Warhol, Cindy 
Sherman… [tot 3/7] ❑ Paul Strand 
(1890-1976) [tot 3/7] ❑ ‘Undressed: A 
Brief History of Underwear’ [tot 
12/3/2017]

Deichtorhallen
Deichtorstrasse 1/2 – 040.32.10.32.50 
di-zo 11-18u, 1ste do/maand 11-21u
❑ ‘Homo Americanus. Collected Works’ 
– Raymond Pettibon [tot 11/9] 
❑ Ken Schles – Jeffrey Silverthorne 
– Miron Zownir [tot 7/8] 
❑ Andreas Slominski [tot 21/8]

Hamburger Kunsthalle
Glockengießerwall – 040/24.86.26.12 
di-zo 10-18u, do 10-21u
❑ ‘Drawing Rooms. Trends in Contem
porary Graphic Art’ – Jürgen Klauke, 
Hanne Darboven, James Rosenquist, John 
Cage, Rosemarie Trockel, Jorinde Voigt… 
[tot 30/10] ❑ ‘Honey, I rearranged the 
collection. The Magic of Things. Perfidious 
Objects’ [tot 29/1/2017] ❑ Geta Bratescu 
[tot 7/8] ❑ ‘Uncharted Territory’ – 
Haegue Yang [tot 30/6/2017]

Kunstverein Hamburg
Klosterwall 23 – 040 32 21 57 
di-zo 12-18u
❑’ The Gregory Battcock Archive’ – 
Joseph Grigely [tot 5/6] ❑ Ben Rivers 
[tot 3/7] ❑ Katja Novitskova [tot 3/7]

Hannover

Kestner Gesellschaft
Goseriede 11 – 0511.32.70.81 
di-zo 11-18u, do 11-20u
❑ ‘100 Jahre Kestner Gesellschaft: 
Stellung nehmen’ [28/5 tot 13/11]

Kunstverein Hannover
Sophienstrasse 2 – 0511.32.45.94 
di-za 12-19u, zo 11-19u
❑ ‘Digital Archives’ – Arno Auer, Ryoji 
Ikeda, Trevor Paglen, Superflux, 
!Mediengruppe Bitnik… [tot 29/5] 
❑ ‘Körper und Bühnen’ – Alexandra 
Bachzetsis, Vaginal Davis, Adam Linder, 
Shahryar Nashat [11/6 tot 28/8]

Sprengel Museum Hannover
Kurt-Schwitters-platz – 0511.168.438.75 
di 10-20u, wo-zo 10-18u
❑ ‘The Big Shots’ – Niki de Saint Phalle 
[tot 29/1/2017]

Karlsruhe

Badischer Kunstverein
Waldstrasse 3 – 0721.28.226 
di-vr 11-19u, za-zo 11-17u
❑ ‘31,2 running meter. On the history of 
Badischer Kunstverein’ [tot 30/10] 
❑ ‘We refugees – On the right to have 
rights’ – Eva Leitolf, Mounira Al Solh, 
Mira Hirtz, Lampedusa Research Group… 
[tot 12/6] ❑ ‘Tangents – an exhibition 
series with graduates of the State 
Academy of Fine Arts Karlsruhe’ – 
Melanie Dorfer / Jörg Sobott [tot 12/6] 
❑ ‘Noa Eshkol / Sharon Lockhart feat. 
Chamber Dance Group’ [1/7 tot 11/9]

Zentrum für Kunst und 
Medientechnologie – ZKM
Lorenzstrasse 19 – 0721/81.00.0 
wo-vr 10-18u, za-zo 11-18u
❑ ‘Global Control and Censorship’ [tot 
7/8] ❑ ‘Allah’s Automata. Artifacts of the 
Arab Islamic Renaissance (800–1200)’ 
[tot 21/8] ❑ ‘New Sensorium. Exiting 
from Failures of Modernization’ [tot 4/9] 
❑ ‘The Modernization Process of 
Chinese Art’ [tot 21/8] ❑ ‘Territorial 
Agency – Museum of Oil’ [tot 21/8] 
❑ ‘The Appearance of That Which Cannot 
be Seen’ – Armin Linke [tot 21/8] 
❑ ‘Reset Modernity!’ – Albrecht Dürer, 
John Martin, Sophie Ristelhueber. Pierre 
Huyghe, Thomas Struth, Jeff Wall.. [tot 
21/8] ❑ ‘ZKM_Gameplay. The Game 
platform at the ZKM. Restart the Game!’ 
[tot 31/12/2017] ❑ ‘Vienna Circle – 
Digital Logic and Scientific Philosophy’ 
[tot 21/8] ❑ ‘Aby Warburg. Mnemosyne 
Bilderatlas’ [18/6 tot 16/10]

Kleve

Museum Kurhaus Kleef
Tiergartenstrasse 41 – 02821.75.010 
di-zo 11-17u
❑ ‘Werklinien’ – Joseph Beuys [tot 4/9]

Köln

kjubh
Dasselstraße 75 – 0221 860 87 11 
do 18-20u, za-zo 16-18u
❑ ‘Die Welt in der wir leben’ – Hörner / 
Antlfinger und CMUK [tot 12/6]

Kölnischer Kunstverein
Die Brücke, Hahnenstrasse 6 – 
0221.21.70.21 
di-zo 11-18u
❑ Andro Wekua [tot 19/6]

Museum Ludwig
Heinrich-Böll-Platz – 0221 221 26165 
di-zo 10-18u, 1ste do/maand 10-22u
❑ ‘Here and Now at Museum Ludwig’ 
– Heimo Zobernig [tot 22/5] ❑ ‘Fernand 
Léger. Painting in Space’ [tot 3/7] 
❑ ‘2016 Wolfgang Hahn Prize’ – Huang 
Yong Ping [tot 28/8]

SK Stiftung Kultur
Im Mediapark 7 – 0221.226.24.33 
do-di 14-19u, wo gesloten
❑ ‘Das Echo der Utopien. Tanz und Politik’ 
[tot 14/8] ❑ ‘Mit anderen Augen. Das 
Porträt in der zeitgenössischen Fotografie’ 
– Joerg Lipskoch, Hiroh Kikai, Jerry L. 
Thompson, Mette Tronvoll, Mark Neville… 
[tot 29/5] ❑ ‘Schau mich an. Illustrationen 
von Ingrid Godon und Kinderporträts von 
August Sander’ [26/5 tot 10/7]

Temporary Gallery – Centre for 
contemporary art
Mauritiuswall 35 – 0221 302 344 66 
do-vr 14-18u, za-zo 13-17u
❑ ‘Between One Time and Another’ – 
Mathieu K. Abonnenc, Fadlabi, Rana 
Hamadeh, Kapwani Kiwanga [tot 19/6]

Wallraf-Richartz-Museum
Martinstrasse 39 – 0221.221.221.19 
di-zo 10-18u
❑ ‘Memory, the City and Art II: For 
Marcel Broodthaers’ [20/5 tot 14/8]

Krefeld

Haus Esters/Museum Haus Lange
Wilhelmshofallee 91/97 – 02151 97 55 80 
di-zo 11-17u
❑ ‘The Forces Behind the Forms. 
Geological History, Matter and Process 

Metz

Centre Pompidou Metz
1, parvis des Droits de l’Homme 
03 87 15 39 39 
ma,wo-do 10-18u, vr-zo 10-19u
❑ ‘Under The Water’ – Tadashi 
Kawamata [tot 15/8] ❑ ‘Sublime. Les 
tremblements du monde’ [tot 5/9] 
❑ ‘Musicircus. Œuvres phares du Centre 
Pompidou’ – Sol LeWit, Vassily 
Kandinsky, Marc Chagall, Alexander 
Calder… [tot 17/7] ❑ ‘Entre deux 
horizons. Avant-gardes allemandes et 
françaises du Saarlandmuseum’ [29/6 tot 
31/1/2017]

Paris

Centre Pompidou
Place Georges Pompidou 
01 44 78 12 33 
wo-ma 11-21u (sluiting kassa: 20u / 
gesloten op di) / do 11-23u
❑ ‘Musée national d’art moderne. 
Nouvelle présentation des collections 
modernes (1905-1965)’ [tot 22/5/2017] 
❑ ‘Accrochage: Histoire de l’Atelier 
Brancusi’ [tot 30/6/2017] ❑ ‘Les années 
1980, l’insoutenable légèreté. 
Photographies, films’ – Karen Knorr, 
Jean-Paul Goude, Unglee , Présence 
Panchounette, Martin Parr… [tot 23/5] 
❑ ‘L’ironie à l’oeuvre’ – Paul Klee [tot 
1/8] ❑ Pierre Paulin [tot 22/8] 
❑ ‘Un art pauvre’ [8/6 tot 29/8] 
❑ ‘Beat Generation’ [22/6 tot 3/10]

Fondation Cartier
Boulevard Raspail 261 – 01 42 18 56 50 
di 11-22u, wo-zo 11-20u
❑ ‘Cali Clair-obscur’ – Fernell Franco 
[tot 5/6] ❑ ‘Daido Tokyo’ – Daido 
Moriyama [tot 5/6]

Fondation Louis Vuitton
8 avenue du Mahatma Gandhi 
01 40 69 96 00 
ma, wo-do 12-19u, vr 12-23u, 
za-zo 11-20u
❑ ‘La Collection, un choix d’œuvres 
chinoises’ – Huang Yong Ping, Tao Hui, Ai 
Weiwei, Yang Fudong, Zhang Huan… [tot 
29/8]

Grand Palais
Avenue Winston-Churchill – 01.44.13.17.17 
wo 10-22u, do-ma 10-20u / Grand 
Palais, Nef: ma,wo,zo: 10-19u, do-za 
10-22u
❑ ‘Carambolages’ – Boucher, Giacometti, 
Rembrandt, Man Ray, Annette 
Messager… [tot 4/7] ❑ Seydou Keïta 
(1921-2001) [tot 11/7] ❑ Amadeo de 
Souza-Cardoso [tot 18/7] ❑ ‘Chefs-
d’œuvre de la céramique coréenne’ [tot 
20/6] ❑ ‘Grand Palais, Nef: Monumenta 
2016’ – Huang Yong Ping [tot 18/6]

Jeu de Paume
Place de la Concorde 1 – 01.47.03.12.41 
di 11-21u, wo-zo 11-19u
❑ ‘Corpus’ – Helena Almeida [tot 22/5] 
❑ ‘Un ouvrier du regard’ – François 
Kollar (1904-1979) [tot 22/5] 
❑ ‘Mésoamérique: l’effet ouragan’ 
– Edgardo Aragón [tot 22/5] 
❑ ‘Le monde à ma fenêtre’ – Josef 
Sudek (1896-1976) [7/6 tot 25/9] 
❑ ‘Se souvenir de la lumière’ – Joana 
Hadjithomas & Khalil Joreige [7/6 tot 
25/9] ❑ ‘Prévisions météo’ – Guan Xiao 
[7/6 tot 25/9] ❑ ‘Satellite 9 : une 
proposition de Heidi Ballet’ [7/6 tot 
25/9]

Le Plateau – Frac Ile de France
Rue des Alouettes 33 – (0)1 76 21 13 41 
wo-zo 14-19u, 1ste wo/maand 14-21u
❑ ‘Then, maybe, the explosion of a star’ 
– Johannes Kahrs [tot 24/7]

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
❑ ‘Accrochage dans les collections 
permanentes: Hugh Weiss, Le dernier 
voyage’ [tot 22/5] ❑ ‘Accrochage dans 
les collections permanentes: Alain 
Séchas, Coup de vent’ [tot 2/9] 
❑ ‘Présentation des acquisitions 2015 du 
Comité pour la photographie’ – J.D’ 
Okhai Ojeikere, Malik Sidibé, Kaveh 
Golestan [tot 4/9] ❑ ‘Peintre du temps 
suspendu’ – Albert Marquet (1875-1947) 
[tot 21/8] ❑ ‘La Boîte de Pandore. Une 
autre photographie par Jan Dibbets’ 
– Eadweard Muybridge, Alwyn Bentley, 
Karl Blossfeldt, Berenice Abbott, Bruce 
Nauman, James Welling, Thomas Ruff… 
[tot 17/7] ❑ ‘L’intensité d’un regard’ – 
Paula Modersohn-Becker (1876-1907) 
[tot 21/8]

Musée d’Orsay
Rue de la Légion d’Honneur 
01 40 49 48 14 
di-zo 9u30-18u, do 9u30-21u45
❑ ‘L’innocence archaïque’ – Le Douanier 
Rousseau [tot 17/7] ❑ ‘Charles Gleyre 
(1806-1874). Le romantique repenti’ 
[tot 11/9]

Musée du Louvre
Quai du Louvre 34-36 – 01.40.20.50.50 
wo-ma 9-18u, wo/vr 9-21u45
❑ ‘Mythes fondateurs. D’Hercule à Dark 
Vador’ [tot 4/7] ❑ ‘Hubert Robert, 
1733-1808 Un peintre visionnaire’ [tot 
30/5] ❑ ‹À l›ombre des frondaisons 
d›Arcueil. Dessiner un jardin du 18e 
siècle’ [tot 20/6] ❑ ‘Un musée 
révolutionnaire. Le musée des 
Monuments français d’Alexandre Lenoir’ 
[tot 4/7] ❑ ‘Art contemporain: 
Panorama’ – Eva Jospin [tot 28/8]

Palais de Tokyo
Avenue du Président Wilson 13  
01.47.23.38.86 
wo-ma 12-24u
❑ Dineo Seshee Bopape [23/6 tot 11/9] 
❑ Ayoung Kim [23/6 tot 29/8] ❑ ‘That 
Mountain is Coming’ – Patricia Perez 
Eustaquio [23/6 tot 11/9] ❑ Bertrand 
Lavier / Charbel-joseph H. Boutros / 
Mircea Cantor [23/6 tot 11/9] ❑ ‘Rester 
vivant – Michel Houellebecq’ [23/6 tot 
11/9] ❑ Mika Rottenberg [23/6 tot 11/9] 
❑ Marguerite Humeau [23/6 tot 11/9] 
❑ Jérôme Joy et David Ryan [23/6 tot 
11/9] ❑ ‘L’intervalle de résonance’ – 
Clément Cogitore [11/7 tot 11/9]

in Contemporary Art’ – Roger Hiorns, 
Per Kirkeby, Olafur Eliasson, Hans 
Schabus, Nina Canell… [tot 31/7]

Leverkusen

Museum Morsbroich
Gustav-Heinemann-Strasse 80 
0214 855 56 29 
di-wo,vr-zo: 11-17u, do 11-21u
❑ ‘Schöne Bescherung’ – Sigmar Polke 
– Gerhard Richter [tot 28/8] 
❑ ‘Theoretical Beach’ – Diango 
Hernandez [22/5 tot 28/8]

Mannheim

Kunsthalle Mannheim
Friedrichsplatz 4 – 0621 293 6452 
di-zo 11-18u, wo 11-20u
❑ ‘Arche. Meisterwerke der Sammlung’ 
[tot 8/1/2017] ❑ ‘Hannah Höch. A 
revolutionary artist’ [tot 14/8]

Mannheimer Kunstverein
Augustaanlage 58 – 0621- 40 22 08 
di-zo 12-17u
❑ ‘What if…’ – Brigitte Zieger [tot 
29/5]

Mönchengladbach

Kunstverein Mönchengladbach
Rudolf-Boetzelen-Silo / Künkelstraße 
125 – 01 73 9 11 44 94 
zo 11-14 (op afspraak)
❑ ‘S letter’ – Gabriele Horndasch [tot 
29/5]

Museum Abteiberg
Abteistrasse 27 – 02161/25.26.31 
di-vr 11-17u, za-zo 11-18u
❑ ‘Große Spritztour’ – Monika Baer [tot 
12/6]

München

Haus der Kunst
Prinzregentenstrasse 1  
089.211.27.115 
ma-zo 10-20u, do 10-22u
❑ ‘Interventions into Architecture: 
Archive Gallery 2015/16’ [tot 4/9] 
❑ ‘Der Öffentlichkeit – Von den Freunden 
Haus der Kunst’ – Laure Prouvost [tot 
18/9] ❑ ‘Fugitive’ – James Casebere [tot 
12/6] ❑ ‘A History. Contemporary Art 
from the Centre Pompidou’ [tot 4/9] 
❑ ‘Capsule 06: Sara MacKillop’ [tot 
18/9] ❑ ‘Capsule 05: João Maria 
Gusmão & Pedro Paiva’ [tot 18/9] 
❑ ‘No Place Like Home – Sammlung 
Goetz at Haus der Kunst’ [tot 8/1/2017] 
❑ Michael Buthe [8/7 tot 20/11]

Kunstbau München/Lenbachhaus
Luisenstraße 33 – 089.233.320.00 
di 10-20, wo-zo 10-18u
❑ ‘I got to have one of those. 
Contemporary Art from the Lenbachhaus 
and KICO Foundation’ [tot 30/4/2017] 
❑ ‘Electric Ladyland’ – Michaela Melián 
[tot 12/6] ❑ ‘I Made A Terrible Mistake’ 
– Rochelle Feinstein [7/6 tot 7/9]

Kunsthalle der Hypo-Kulturstiftung
Theatinerstraße 8 – (0) 89 22 44 12 
dagelijks 10-20u
❑ ‘Joaquín Sorolla (1863–1923). Spain’s 
Master of Light’ [tot 3/7]

Museum Brandhorst
Kunstareal. Theresienstrasse 35a 
di-zo 10-18u, do-10-20u
❑ ‘Cy Twombly: in the studio’ [31/5 tot 
1/2/2017]

Pinakothek der Moderne / Neue 
Pinakothek
Barer Strasse 40 – 089.23.805118 
P. der Moderne: di-zo 10-18u, do 10-20u 
/ Neue P.: wo-ma 10-18u, do 10-20u
❑ ‘The Good, The Bad, The Ugly’ – 
Konstantin Grcic [tot 18/9] 
❑ ‘Untitled. Thomas Gentille. American 
Jeweler’ [tot 5/6] ❑ ‘Neues Sehen. 
Photography of the 1920’s and 1930’s 
from the Ann and Jürgen Wilde 
Foundation’ [tot 1/9] 
❑ ‘Housing Today. Don’t be afraid to 
participate!’ [tot 12/6] 
❑ ‘New collection display of modern art’ 
[tot 31/10] 
❑ ‘Outskirts/Randlagen’ – Bernd and 
Hilla Becher, Lewis Baltz, Robert Adams, 
Stephen Shore, Joachim Brohm, Sven 
Johne… [tot 31/10] 
❑ Johann Andreas Wolff (1652-1716) 
[tot 17/7] 
❑ ‘Himalaya Goldsteins Stube, 1998/99’ 
– Pipilotti Rist [21/5 tot 31/10] 
❑ ‘New Neighbours III – masterpieces 
from the collections of the Alte 
Pinakothek’ [1/6 tot 30/9] 
❑ ‘Schiff Ahoy. Contemporary Art from 
the Brandhorst Collection’ [9/6 tot 
1/2/2017] ❑ ‘Double Garage’ – Thomas 
Hirschhorn [30/6 tot 31/10]

Sammlung Goetz
Oberföhringer Strasse 103 
089 95 93 96 9 – 0 
do-vr 14-18u, za 11-16u
❑ ‘Michael Buthe and Ingvild Goetz – A 
friendship’ [9/7 tot 3/12] ❑ assume vivid 
astro focus [9/7 tot 3/12]

Villa Stuck
Prinzregentenstraße 60  
089.45.55.51.25 
di-zo 11-18u, 1ste vrijdag/maand: 
11-22u
❑ ‘Ricochet #10. Double Negative’ – 
Amie Siegel [tot 5/6] ❑ ‘Unvollendete 
Ordnung (Orden Inconcluso)’ – Carlos 
Garaicoa [9/6 tot 4/9] ❑ ‘Sylvie Fleury. 
My Life on the Road’ [30/6 tot 3/10]

Münster

Kunsthaus Kannen
Alexianerweg 9 – Kappenberger Damm 
02501.966.205.60 
di-zo 13-17u
❑ ‘Einblicke in die Sammlung, Teil I’ 
– Robert Burda, Matthias Stöppler, Hans-
Werner Padberg, Alfred Olschweski, 
Josef König… [tot 7/8] 
❑ Jannemiek Tukker [5/6 tot 31/7]

Westfälischer Kunstverein
Rothenburg 30 – 0251 46 157 
di-zo 11-19u
❑ ‘Creatures of the Mud’ – Gabó Bartha, 
Madison Bycroft, Liza Dieckwisch, Tue 
Greenfort, Mehreen Murtaza [21/5 tot 
3/7] ❑ Tomoko Mori [21/5 tot 3/7]

Whitechapel Art Gallery
80 Whitechapel High Street 
(0)20 7522 7888 
di-zo 11-18u, do 11-21u
❑ ‘Parallel I-IV (2012-14)’ – Harun 
Farocki [tot 5/6] ❑ ‘Archive: Imprint 93’ 
– Jeremy Deller, Martin Creed, Peter 
Doig, Chris Ofili, Fiona Banner [tot 25/9] 
❑ ‘Artists’ Film International’ – Eva & 
Franco Mattes and Tor Jorgen van Eijk 
[tot 5/6] ❑ ‘Jonas Lund: Fair 
Warning – Online Commission’ [tot 12/6] 
❑ ‘Children’s Commission 2016: Edwina 
Ashton’ [tot 14/8] ❑ ‘Barjeel Art 
Foundation Collection: Imperfect 
Chronology – Mapping the Contemporary 
I’ [tot 14/8] ❑ ‘Artists’ Film 
International’ – Karin Sander, Igor Jesus, 
Igor Bošnjak [7/6 tot 7/8] ❑ ‘Looking at 
Pictures’ – Mary Heilmann [8/6 tot 
21/8] ❑ ‘Light Works’ – Keith Sonnier 
[10/6 tot 11/9]

Luxemburg
Luxembourg

Mudam Luxembourg
Park Dräi Eechelen 3 – +352 45 37 85 1 
wo-vr 11-20u, za-ma 11-18u
❑ ‘Geography of Time’ – Fiona Tan [tot 
28/8] ❑ Sarah Oppenheimer [tot 29/5] 
❑ ‘Picasso et moi’ – Damien Deroubaix 
[tot 29/5] ❑ Beatrice Gibson [tot 29/5] 
❑ ‘Quiz 2 – sur une idée de Robert 
Stadler réalisée dans le cadre de Design 
City – LXBG Biennale’ [tot 22/5]

Nederland
Amersfoort

Kunsthal KAdE – Kunsthal in 
Amersfoort
Eemplein 77 – 030 422 50 30 
di-zo 11-17u
❑ ‘Soft Power – Arte Brasil. 38 
Braziliaanse hedendaagse kunstenaars 
en kunstenaarsgroepen’ [21/5 tot 28/8]

Amstelveen

Cobra Museum voor Moderne Kunst
Sandbergplein 1-3 – 020.547.50.38 
di-zo 11-17u
❑ ‘Ruimte + kleur – Van CoBrA naar 
New Babylon’ – Constant [29/5 tot 25/9]

Amsterdam

de Appel arts centre
Prins Hendrikkade 142 – 020 6255651 
di-zo 11-18u
❑ ‘untitled (two takes on crisis): You Must 
Make Your Death Public – Curatoren: 
Jussi Koitela, Renée Mboya, Asep Topan’ 
– Philipp Gufler, Nicoline van Harskamp, 
Irwan Ahmett & Titia Salina… [tot 12/6] 
❑ ‘Rien ne va plus? Faites vos jeux! – 
Curatoren: Laura Amann, Kateryna 
Filyuk, Alessandra Troncone’ – Gluklya, 
Okin Collective, Adrien Tirtiaux, Arseny 
Zhilyaey, Young-Hae Chang Heavy 
Industries… [tot 12/6]

De Oude Kerk
Oudekerksplein 23 – 020 625 82 84 
ma-za 10-18u, zo 13-17u30
❑ ‘Once in a Lifetime’ – Daniëlle van 
Ark, Michaël Borremans, Stan Brakhage, 
Amie Dicke, Folkert de Jong, Job 
Koelewijn, Muntean/Rosenblum, Yehudit 
Sasportas [tot 28/8]

EYE Film Instituut Nederland
IJpromenade 1 – 020 5891400 
dagelijks 10-19u
❑ ‘Close-Up – A New Generation of Film 
and Video Artists in the Netherlands’ – 
Zachary Formwalt, Janis Rafa, Mariska 
de Groot, Lichun Tseng, Melanie 
Bonajo… [tot 22/5] ❑ ‘Master of Light’ 
– Robby Müller [4/6 tot 4/9]

Fotografie Museum Amsterdam (Foam)
Keizersgracht 609 – 020.551.65.00 
ma-wo 10-18u, do-vr 10-21u, za-zo 
10-18u
❑ ‘The vintage Prints’ – Disfarmer 
(1884-1959) [tot 5/6] ❑ ‘Calais. From 
Jungle to City’ – Henk Wildschut [tot 5/6] 
❑ ‘Shelter Island’ – Roe Ethridge [tot 
5/6] ❑ Helmut Newton [17/6 tot 4/9]

Galerie Fons Welters
Bloemstraat 140 – 020.423.30.46 
di-za 13-18u
❑ ‘The World is My Oyster’ – Job 
Koelewijn [tot 18/6] ❑ ‘Motherland’ 
– Olga Balema [tot 18/6] ❑ ‘Preview, 
group show with a.o. Eylem Aladogan, 
Femmy Otten, Berend Strik, Jennifer Tee’ 
[25/6 tot 30/7]

Galerie Onrust
Planciusstraat 7 – 020 420 22 19 
wo-za 13-18u (en op afspraak)
❑ ‘Arnulf Rainer buigt kleur, een keuze 
van Ina van Zyl’ [tot 18/6]

Galerie Van Gelder
Planciusstraat 9 A – 020/627.74.19 
di-za 13-17u30
❑ ‘When friendship becomes art’ – 
Sigurdur Gudmundsson, Mike Kelley, 
Sigmar Polke, Nicolas Chardon/Karina 
Bisch, AMF/Armleder-Mosset-Fleury… 
[tot 25/5]

Huis Marseille
Keizersgracht 401 – 020.531.89.89 
di-zo 11-18u
❑ ‘Une Femme’ – Jeroen Robert Kramer 
[tot 5/6]

Kunstverein
Gerard Doustraat 132 – (0) 20 3313203 
do-za 13-17u
❑ ‘Angle Pose’ – Jessica Warboys [tot 10/6]

P/////AKT
Zeeburgerpad 53 – 06 542 70 879 
do-zo 14-18u
❑ ‘This space has to be filled’ – Michiel 
Hilbrink [tot 29/5]

PS
Madurastraat 72 
vr-za 13-17u
❑ ‘Spectral Variations’ – Matthew Allen 
[tot 11/6]

Nordhorn

Städtische Galerie Nordhorn
Vechteaue 2 – 05921/97.11.00 
di-vr 14-17u, za 14-18u, zo 11-18u
❑ Charlotte Mumm [28/5 tot 14/8]

Nürnberg

Kunsthalle Nürnberg
Lorenzer Straße 32 – 0911.231.24.03 
di, do-zo 10-18u, wo 10-20u
❑ ‘Scroll Down And Keep Scrolling’ – 
Fiona Banner [tot 29/5] ❑ ‘Manchmal 
erscheinst du mir sehr abstrakt’ – 
Henriette Grahnert [23/6 tot 28/8]

Neues Museum
Luitpoldstrasse 5 – 0911 240 20 69 
di-zo 10-18u, do 10-20u
❑ ‘WE transFORM. Kunst und Design zu 
den Grenzen des Wachstums’ – Michael 
Beutler, Mark Dion, Institute of Design 
Research Vienna, Richard Buckminster 
Fuller, Martin Beck… [tot 19/6]

Siegen

Museum für Gegenwartskunst Siegen
Unteres Schloss 1 – 0271.405.77.0 
di-zo 11-18u, do 11-20u
❑ ‘Hans Hartung and Photography’ [5/6 
tot 25/9] ❑ ‘Hell (Wir haben kein Wort 
dafür) Guru’ – Giorgio Sadott [5/6 tot 
25/9]

Stuttgart

Kunstmuseum Stuttgart
Kleiner Schlossplatz 1 
(0) 711 216 21 88 
di-zo 10-18u, vr 10-21u
❑ ‘Sound in Motion. Internationale 
Video- und Performancekunst’ – Candice 
Breitz, Kristof Georgen, Rodney Graham, 
Ragnar Kjartansson, Christian Marclay… 
[tot 15/1/2017] 
❑ ‘Video Quartet’ – Christian Marclay 
[tot 15/1/2017] 
❑ ‘Ponderosa’ – Candice Breitz [tot 
28/8] ❑ ‘Auf papier… arbeiten von willi 
baumeister’ [4/6 tot 22/1/2017]

Staatsgalerie Stuttgart
Konrad-Adenauer-Straße 30-32 
0711 . 470 40 0 
di-zo 10-18u, do 10-20u
❑ ‘Magic of modernism’ – Giorgio de 
Chirico (1888–1978) [tot 3/7] 
❑ ‘The artist and his Self. The abstract 
self-portrait in photography’ – Marcel 
Broodthaers, Timm Ulrichs, Camill 
Leberer, Joseph Beuys, Klaus Rinke… 
[tot 4/9] ❑ ‘Glimpses. Views. 
Impressions. – Masterworks of French 
Impressionism’ [tot 13/11]

Württembergischer Kunstverein
Schlossplatz 2 – 0711.22.33.70 
di, do-zo 11-18u, wo 11-20u
❑ ‘A Hole in the Sea’ – George Brecht, 
arry Flanagan, Sven Johne, Tacita Dean, 
Julia Rometti / Victor Costales… [21/5 
tot 21/8]

Ulm

Stadthaus Ulm
Münsterplatz 50 – 0731.161.77.00 
ma-za 10-18u, do 10-20u, zo 11-18u
❑ ‘Cross Dressing’ – Annette Frick, Klaus 
G. Kohn, Klaus G. Kohn, Jon Uriarte, 
anonym photographies from early 20th 
century… [tot 5/6]

Wolfsburg

Kunstmuseum Wolfsburg
Hollerplatz 1 – 05361 2669 69 
di-zo 11-18u
❑ ‘Wolfsburg Unlimited. A City as World 
Laboratory’ – John Bock, Luc Tuymans, 
Franz Ackermann, Douglas Gordon, 
Julian Rosefeldt… [tot 11/9]

Kunstverein Wolfsburg
Schloss Wolfsburg – 05361.674.22 
wo-vr 10-17u, za 13-18u, zo 11-18u
❑ ‘arti. Der Kunstpreis für Wolfsburger 
Künstler Ich bin so frei’ [27/5 tot 14/8]

Wuppertal

Von der Heydt-Kunsthalle
Haus der Jugend Barmen/Geschwister 
Scholl Platz 4-6 – 0202 563 6571 
di-zo 11-18u
❑ Roger Ballen [22/5 tot 7/8]

Von der Heydt-Museum
Turmhof 8 – 0202.563.62.31 
di-zo 11-18u, do 11-20u
❑ ‘Parts of the world – Retrospektive’ – 
Tony Cragg [tot 14/8]

Frankrijk
Bussy-Saint-Martin

Le Château, Rentilly
Domaine de Rentilly, 1 rue de l’étang – 
(0)1 60 35 43 50 
wo,za 14u30-17u30, zo 10u30-13u / 
14u30-17u30
❑ ‘Dix-neuf mille affiches. 1994-2016’ 
– Michel François [tot 24/7]

Dijon

Le Consortium
rue de Longvic 37 – 03 80 68 45 55 
wo-zo 14-18u vr 14-20u
❑ ‘Almanach 16’ – Ashley Bickerton, 
Didier Vermeiren, Angela Bulloch, Peter 
Wächtler, Lucie McKenzie… [tot 5/6]

Dunkerque

Frac Nord-Pas de Calais
503 Avenue des Bancs de Flandres  (0)3 
28 65 84 20 
wo-zo 12-18u
❑ ‘Wild at Art – La peinture dans les 
années 1980, dans la collection du Frac 
Nord-Pas de Calais’ – Günther Förg, 
Michael Buthe, Martin Disler, Otto Zitko, 
Arnulf Rainer... [tot 28/8]

Marseille

Frac Provence Alpes-Côte d’Azur
Place Francis Chirat 1 – 04.91.91.27.55 
di-za 12-19u, zo 14-18u
❑ ‘Image not found’ – Lieven De Boeck 
[tot 5/6]
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Slewe Galerie
Kerkstraat 105 A – 020.625.72.14 
wo-za 13-18u
❑ Günter Tuzina [tot 21/5]

Stedelijk Museum Amsterdam
Paulus Potterstraat 13 – 020.573.29.11 
dagelijks 10-18u, vr 10-22u
❑ ‘Wonen in de Amsterdamse School. 
Ontwerpen voor het interieur 1910-1930’ 
[tot 28/8] ❑ ‘Scenes’ – Avery Singer [tot 
2/10] ❑ ‘Multiplyplex’ – Bernadette 
Corporation [tot 28/8] 
❑ ‘Color Studies 1976-2014’ – Jan 
Dibbets [tot 31/7] 
❑ Jon Rafman [21/5 tot 14/8] 
❑ ‘Opwinding – Een tentoonstelling van 
Rudi Fuchs’ – Walter Nikkels,Piet 
Mondriaan, Bruce Nauman, A.R. Penck, 
Tracey Emin, Mario Merz… [27/5 tot 
2/10] ❑ ‘Holland Festival: Tomorrow is 
the Question’ – Rirkrit Tiravanija [4/6 tot 
26/6]

Van Gogh Museum
Paulus Potterstraat 7 – 020.570.52.00 
dagelijks 9-18u, vr 9-22u
❑ ‘Lichte zeden. Prostitutie in de Franse 
kunst, 1850-1910’ [tot 19/6]

Witteveen visual art centre
Konijnenstraat 16 A – 020 623 96 84 
di-za 12-18u
❑ ‘Tegendraads met textiel’ – Berend 
Strik, Chantal Rens, Anna Frydman, 
Karin Arink, Barbara Broekman… [tot 
12/6]

Zone2source
Amstelpark: Glazen Huis, Orangerie en 
Rietveld Huis – Europaboulevard 2 
06 100 875 43 
vr-zo 13-17u (of op afspraak)
❑ ‘Magnetoceptia’ – Dewi de Vree & 
Patrizia Ruthensteiner [29/5 tot 14/8] 
❑ ‘Cartographies of Human Sensation’ 
– Jonathan Reus en Sissel Marie Tonn 
[29/5 tot 14/8]

Assen

Stedelijk Museum Assen voor 
Hedendaagse Kunst – SMAHK
Venestraat 88 – 0592.31.53.16 
do-zo 13-17u
❑ ‘Sporen van Mensheid’ – Liesbeth 
Takken [tot 29/5] ❑ ‘Maand van de 
Architectuur’ [5/6 tot 26/6]

Bergen

Museum Kranenburgh
Hoflaan 26 – 072.589.89.27 
di-zo 11-17u
❑ ‘Silence out loud. Tentoonstelling van 
Joost Zwagerman’ – Sarah van 
Sonsbeeck, Léon Spilliaert, Dirk 
Braeckman, Ulay & Abramovic, Luc 
Tuymans… [tot 12/6] ❑ ‘Werken op 
papier’ – Jaap Weijand, Leo Gestel, 
Harrie Kuijten, Mommie Schwarz, 
Charley Toorop, Lucebert [tot 12/6] 
❑ ‘Hier voel je dat de wereld draait. 
Collectie Kranenburgh’ [26/6 tot 27/11] 
❑ ‘Overmacht. Armando in Bergen’ [26/6 
tot 26/11]

Breda

Club Solo
Kloosterlaan 138 – 06 18 11 08 30 / 06 
520 531 90 
wo-zo 11-17u
❑ Gert-Jan Prins [tot 29/5] ❑ ‘’Néon 
moderne en état de marche (1973)’ 
(collectie Van Abbemuseum)’ – François 
Morellet [tot 29/5]

Den Haag

1646
Boekhorststraat 125 – www.enter1646.com 
do-zo 13-18u
❑ ‘Arrangements’ – Lindsay Lawson 
[20/5 tot 19/6]

Dürst Britt & Mayhew
Van Limburg Stirumstraat 47 
070 444 3639 
wo-za 12-18u
❑ Alex Farrar [21/5 tot 9/7]

Fotomuseum Den Haag
Stadhouderslaan 43 – 070 33 811 44 
di-zo 12-18u
❑ ‘If this is true… 10.000 km door 
Amerika op een motor’ – Robin de Puy 
[tot 26/6] ❑ Arno Nollen [2/7 tot 16/10]

Galerie Helder
Tasmanstraat 188 – 070-3466309 
do-vr 12-17, za-zo 13-17u (en op afspraak)
❑ ‘Different corners (fairy tales)’ – 
Marit Dik, Damian Kapojos, Niels 
Janssen, Paul Nassenstein, Sander 
Wiersma, Sigrid van Woudenberg [tot 
29/5] ❑ ‘Wild is the Wind’ – Kevin Bauer, 
Stephan van den Burg [11/6 tot 24/7]

Galerie Maurits van de Laar
Herderstraat 6 – 070/364.01.51 
wo-za 12-18u, laatste zo/maand 13-17u
❑ ‘Tekeningen’ – Nour-Eddine Jarram, 
Hans de Wit [4/6 tot 3/7]

Galerie Nouvelles Images
Westeinde 22 – 070/346.19.98 
di-za 11-17u
❑ Hans van der Ham, Gabriëlle van de 
Laak, Robert Nicol [tot 18/6] ❑ ‘Zomerten- 
toonstelling Klein Sculptuur’ [25/6 tot 20/8]

GEM Museum voor Actuele Kunst
Stadhouderslaan 43 – 070/338.11.33 
di-zo 12-18u
❑ Nick van Woert [tot 4/9]

Gemeentemuseum Den Haag – gM
Stadhouderslaan 41 – 070.338.11.11 
di-zo 11-17u
❑ Jan Toorop (1858-1928) [tot 29/5] 
❑ ‘The Vincent Award Room – De ruimte 
als portret’ – Jan Toorop, Matthias 
Weischer, Gino Severini, George Hendrik 
Breitner… [tot 3/7] ❑ Klimt – Schiele [tot 
19/6] ❑ ‘Iets om Niets – werken van Helly 
Oestreicher’ [tot 21/8] ❑ ‘De trots van 
Polen’ – Wojciech Weiss (1875-1950) [tot 
12/6] ❑ ‘New Babylon’ – Constant 
Nieuwenhuys (1920-2005) [28/5 tot 25/9]

Livingstone Gallery
Anna Paulownastraat 70 A/B 
070 3609428 
wo-za 12-17u, laatste zo/maand (of op 
afspraak)

De volgende De Witte Raaf verschijnt 
op 15 juli 2016. Gegevens voor de 
agenda moeten binnen zijn vóór
15 juni 2016 op het postbusadres: 
Postbus 1428, 1000 Brussel 1.
e-mail: info@dewitteraaf.be

The next issue of De Witte Raaf will
be released on July 15th, 2016.
Please send your information before
June 15th, 2016 to: Postbus 1428,
B-1000 Brussel 1.
e-mail: info@dewitteraaf.be

kunsthistoricus en oprichter van het 
Instituut voor Concrete Materie (ICM) 
Frido Troost (1960 – 2013)’ – Charlotte 
Dumas, Paul Kooiker, Koos Breukel, 
Luuk Wilmering, Willem van 
Zoetendaal… [tot 29/5]

Heerenveen

Museum Belvédère
Oranje Nassaustraat 12 – 0513.644.999 
di-zo 11-17u
❑ Käthe Kollwitz [18/6 tot 25/9]

Heino/Wijhe

Museum De Fundatie – Kasteel Het 
Nijenhuis
‘t Nijenhuis 10 – 0572.38.81.88 
di-zo 11-17u
❑ ‘Lyriek van het landschap – 100 jaar 
expressionistische landschapschilderkunst 
in Nederland’ [tot 18/9]

Laren

Singer Laren Museum
Oude Drift 1 – 035/539.39.56 
di-zo 11-17u
❑ ‘Franse Modernisten. Collectie: musée 
d’Art moderne de Troyes’ [tot 28/8]

Leeuwarden

Fries Museum
Wilhelminaplein 92 – 058 255 55 00 
di-zo 11-17u
❑ ‘De hindelooper kamer’ – John Bock 
[tot 29/1/2017] ❑ ‘De gedaanteverwis- 
seling van M.C.Escher’ [tot 15/8]

Maastricht

Bonnefantenmuseum
Avenue Ceramique 250 – 043.329.01.90 
di-zo 11-17u
❑ ‘Sebastiaan. Van martelaar naar gay 
icon’ [tot 30/9] ❑ ‘Hold Your Beliefs 
Lightly’ – Grayson Perry [tot 5/6] 
❑ ‘Een vleugel-vullende 
collectieopstelling van gastcuratoren 
gerlach en koop’ [tot 27/11] ❑ ‘Slava & 
Martha’ [30/6 tot 4/9]

Bureau Europa – Platform for 
Architecture
De Timmerfabriek – Boschstraat 9 
043.350.30.20 
wo-zo 11-17u
❑ ‘The Next Big Thing is Not a Thing’ – 
Philippe Starck, Roger Ballen and Die 
Antwoord, Pierre Bourdieu, The Yes Men, 
Liam Young, Adbusters… [tot 10/7]

Marres – Huis voor Hedendaagse 
Cultuur
Capucijnenstraat 98 – 043.327.02.07 
di-zo 11-17u
❑ ‘Notes on Creativity’ – Ferran Adrià 
[tot 3/7]

WILD WEST / active space
Heggenstraat 16 – 043 321 08 30 
Open tijdens winkeltijden
❑ ‘Rocking Distant Thunder’ – Don Londi 
Enterprises [tot 21/5]

Middelburg

De Vleeshal & de kabinetten van de 
vleeshal
Zusterstraat 7 – 0118/65.22.00 
wo-vr 13-17u, za-zo 11-17u
❑ ‘Routine Pleasures’ – Melissa Gordon 
[tot 19/6]

Zeeuws Museum
Abdij (plein) – (0) 118 65 30 00 
di-zo 11-17u
❑ ‘Sign of the Times, social media van de 
middeleeuwen’ [tot 30/10]

Otterlo

Kröller-Müller Museum
Houtkampweg 6 – 0318.59.12.41 
di-zo 10-17u
❑ Leo Vroegindeweij [tot 28/8] 
❑ ‘Nature-based’ – Pierre Huyghe [11/6 
tot 13/11]

Rotterdam

Garage Rotterdam
Goudsewagenstraat 27 – 010 737 08 75 
wo-zo 12u30-17u30, gesloten op 
feestdagen
❑ ‘The Fortune Teller’ – Daan van 
Golden, Co Westerik, Voebe de Gruyter, 
Juul Kraijer, Hans van Houwelingen… 
[20/5 tot 17/7]

Het Nieuwe Instituut
Museumpark 25 – 010.440.12.00 
di-za 10-17u, zo 11-17u
❑ ‘De Staat van Eindhoven’ [tot 
31/12/2017] ❑ ‘Dressed by Architects. 
Verrassende vondsten uit de collectie #5’ 
[tot 8/6] ❑ ‘BLUE: Architectuur van VN 
Vredesmissies – Architectuurbiënnale 
Venetië 2016’ [28/5 tot 27/11]

Huis Sonneveld
Jongkindstraat 12 – 010 4401200 
di-za 10-17u, zo 11-17u
❑ ‘A Mental Image – Blavatsky 
Observatory’ – Santiago Borja [tot 22/5] 
❑ ‘A Gated Community – Interventie in 
Huis Sonneveld’ – Eva Rothschild [12/6 
tot 18/9]

Kunsthal Rotterdam
Westzeedijk 341 – 010 – 44 00 301 
di-za 10-17u, zo 11-17u
❑ ‘Verbaas mij!’ – Philippe Halsman 
(1906 -1979) [tot 12/6] ❑ ‘The Museum 
of Everything’ – Morton Bartlett, Henry 
Darger, Nek Chand Saini, Guo Fengyi, 
Sam Doyle, Martín Ramírez… [tot 22/5] 
❑ ‘Fatale kunst – Sara de Swart 
(1861-1951)’ – Sara de Swart, Isaac 
Israëls, Odilon Redon, Jan Toorop, Hendrik 
Breitner, Emilie van Kerckhoff… [tot 5/6] 
❑ ‘Drumming – de drummer in de 
spotlight’ – Pieter Boersma [tot 10/7] 
❑ ‘Sic semper’ – Inge Aanstoot [tot 21/8] 
❑ ‘Bloodywood – Filmposters uit Ghana 
1987 – 2007’ [28/5 tot 11/9] ❑ ‘All you 
can Art’ – David Bade en Tirzo Martha 
[4/6 tot 21/8]

Museum Boijmans Van Beuningen
Museumpark 18-20 – 010 44 19 400 
di-zo 11-17u
❑ ‘In mijn verzamelingen kan ik wonen’ 
– Lies Ros [tot 5/6] ❑ ‘Never odd or 
even’ – Diederik Klomberg [tot 11/9] 
❑ ‘Sensory Spaces 8’ – Mike Nelson [tot 5/6] 

❑ ‘Vocabulary of Solitude’ – Ugo 
Rondinone [tot 29/5] ❑ ‘Project 
Rotterdam’ – Koen Taselaar, Melle 
Smets, Christien Meindertsma, Weronika 
Zielinska… [tot 7/8] ❑ ‘Modellen’ – Jan 
van de Pavert [tot 21/8] ❑ James Lee 
Byars [tot 25/9] ❑ ‘Notion motion’ – 
Olafur Eliasson [18/6 tot 18/9]

Nederlands Fotomuseum
Wilhelminakade 332 – 010.203.04.05 
di-vr 10-17u, za-zo 11-17u
❑ ‘De collectie belicht door Eddy 
Posthuma de Boer / Special edition: Ed 
van der Elsken/Avenue’ [tot 31/12] 
❑ ‘Crime Scenes / Honderd jaar foto als 
bewijs.’ [tot 21/8] ❑ ‘Jacht met de 
camera / Pioniers van de Nederlandse 
natuurfotografie’ [21/5 tot 4/9] 
❑ ‘Dialogues with Nature’ – Frans 
Lanting [9/6 tot 4/9]

RAM
van Vollenhovenstraat 14 
010/476.76.44 
vr-zo 13-18u (en op afspraak)
❑ ‘Up Memory Lane (part 1) - 30 jaar 
RAM galerie’ – Luc Deleu, Jan 
Henderikse, Ben Vautier, Erwin Wurm, 
Cornelius Rogge... [tot 17/6]

TENT. Centrum Beeldende Kunst 
Rotterdam
Witte de Withstraat 50 – 010.413.54.98 
di-zo 11-18u
❑ ‘Utopian Dreams. Samengesteld door 
Reyn van der Lugt, i.s.m. Mariette Dölle, 
Marjolein van de Ven’ – John Körmeling, 
Claes Oldenburg, Rem Koolhaas-OMA, 
Richard Hutten, Cookies… [tot 10/7] 
❑ ‘The Back Room’ – Charly van Rest 
[tot 10/7]

Witte de With
Witte de Withstraat 50 – 010 411 01 44 
di-zo 11-18u, 1ste vr/maand 11-21u
❑ ‘Para / Fictions: forword’ – Calla 
Henkel & Max Pitegoff [tot 9/4/2017] 
❑ ‘Para / Fictions: Zaratán’ – Oscar 
Santillan [tot 3/7] ❑ ‘WDW25+ 
Commissions’ – Marwa Arsanios & 
Ahmed Bouanani door Omar Berrada en 
Touda Bouanani [27/5 tot 21/8] 
❑ ‘WERE IT AS IF’ – Bik Van der Pol 
[27/5 tot 21/8]

Schiedam

Noletloodsen
Buitenhavenweg 34 – 010 203 89 48 
di-zo 11-17u, do 11-21u
❑ ‘Snapshot of a larger order. De 
Ketelfactory knalt uit zijn voegen!’ – Jan 
van Munster, Karin van Pinxteren, 
Roland Schimmel, Robert Zandvliet, 
Maria Blaisse… [tot 17/7]

Stedelijk Museum Schiedam
Hoogstraat 112 – 010.246.36 57 
di-zo 10-17u
❑ ‘Ik hou van Holland. Nederlandse 
kunst na 1945’ [tot 23/10] 
❑ ‘Het ABC van de Collectie’ [tot 22/5] 
❑ ‘New Supermodels’ – Jan Hoek [4/6 
tot 25/9] ❑ ‘Make Over’ – Daan van 
Golden [4/6 tot 25/9] ❑ ‘Schiedam in 
bedrijf. Robert Collette fotografeert een 
stad in verandering’ [4/6 tot 25/9]

Sittard

De Domijnen
Kapittelstraat 6 – 046 4513460 
di-zo 11-17u
❑ ‘Life in the Projects and the Proposals’ 
– Nils Norman [tot 29/5] ❑ ‘basic values’ 
– herman de vries [12/6 tot 4/9]

Staphorst

Galerie Hein Elferink
Kastanjelaan 5 – 0522 24 24 14 
do 14-18u, vr-za 10-18u
❑ Jan Willem van Welzenis [21/5 tot 
26/6]

Tilburg

De Pont – Museum voor hedendaagse 
kunst
Wilhelminapark 1 – 013.543.83.00 
di-zo 11-17u, 3de do/maand 11-20u (niet 
in juli-aug)
❑ ‘Straßenbild’ – Georg Baselitz [tot 
12/6] ❑ ‘Boekpresentatie NU’ – Joost 
Zwagerman & Marc Mulders [tot 22/5] 
❑ ‘Mark Wallinger: Race, Class, Sex 
– een bijzonder bruikleen’ – [tot 
22/1/2017] ❑ Roni Horn [tot 29/5] 
❑ ‘Hindenburgline Project’ – L.J.A.D. 
Creyghton & Serge R. van Duijnhoven 
[tot 21/8] ❑ ‘SlaveCity (in het kader van 
Jheronimus Bosch 500)’ – Joep van 
Lieshout [11/6 tot 2/10]

Utrecht

Hacking Habitat
Gevangenis Wolvenplein, Wolvenplein 27 
info@hackinghabitat.com 
wo-zo 10-18u
❑ ‘Hacking Habitat – The Art of Control’ 
– Harun Farocki, Metahaven, Gijs 
Assmann, Frank Koolen, Nicoline van 
Harskamp, Paul Devens, Alfredo Jaar… 
[tot 6/6]

Vlissingen

Stichting IK
Vissingsestraat 239 – 06 113 666 96 
za-zo 12-17u (en op afspraak)
❑ ‘Energie-Wechsel I’ – Claudia 
Robles-Angel  [tot 3/7] ❑ ‘Energie-
Wechsel II’ – Julius Stahl [5/6 tot 3/7]

Wijlre

Hedge House
Kasteelwijlreweg 1 – 043.450.26.16 
do-zo 11-17u
❑ ‘Compositions Trouvées’ – Kim Zwarts 
[tot 3/7]

Zwolle

Museum de Fundatie – Paleis aan de 
Blijmarkt
Blijmarkt 18-20 / Paleis aan de Blijmarkt 
0572.38.81.88 
di-zo 11-17u
❑ ‘Wilden. Expressionisme van ‘Brücke’ 
en ‘Der Blaue Reiter’’ [tot 18/9] ❑ ‘Rob 
Scholte’s Embroidery Show’ [tot 18/9]

Zwitserland
Basel

Fondation Beyeler
Baselstrasse 101 – 061.645.97.00 
dagelijks 10-18u, wo 10-20u
❑ Calder & Fischli/Weiss [29/5 tot 4/9]

Kunsthalle Basel
Steinenberg 7 – 061 206 99 19 
di-wo,vr 11-18u, do 11-20u30, za-zo 
11-17u
❑ ‘More Heat Than Light’ – Sam Lewitt 
[tot 29/5] ❑ ‘Verticalseat’ – Yngve Holen 
[tot 14/8] ❑ ‘Angst’ – Anne Imhof [10/6 
tot 21/8]

Kunstmuseum Basel
St. Alban-Graben 16 – 061/206.62.62 
di-wo, vr-zo 10-18u, do 10-20u
❑ Reinhard Mucha [tot 16/10] 
❑ ‘Sculpture on the Move 1946-2016. 
Grand inaugural special exhibition at the 
new and enlarged Kunstmuseum Basel’ 
[tot 18/9] ❑ ‘Drawings and Prints’ – 
Banett Newman [tot 7/8]

Bern

Kunsthalle Bern
Helvetiaplatz 1 – 031 350 00 40 
di-vr 11-18u, za-zo 10-18u
❑ Ull Hohn [tot 5/6] 
❑ ‘The Unanswered Question’ – Megan 
Francis Sullivan [tot 5/6] 
❑ Vittorio Brodmann [18/6 tot 14/8]

Kunstmuseum Bern
Hodlerstrasse 8 – 12 – 031 328 09 44 
di 10-21u, wo-zo 10-17u
❑ ‘Collection’ – Monet, Hodler, Picasso, 
Giacometti, Rothko, Dalí … [tot 31/12] 
❑ ‘Chinese Whispers. Recent Art from 
the Sigg & M+ Sigg Collections’ [tot 
19/6] ❑ ‘Modern masters. “Degenerate” 
Art at the Museum of Fine Arts Berne’ 
[tot 21/8] ❑ ‘Without Restraint. Works 
by Mexican Women Artists from the 
Daros Latinamerica Collection’ – Teresa 
Serrano, Ximena Cuevas, Betsabeé 
Romero, Teresa Margolles, Claudia 
Fernández, Melanie Smith, Maruch 
Sántiz Gómez [3/6 tot 23/10]

Zentrum Paul Klee
Monument im Fruchtland 3 
(0)31 359 01 01 
di-zo 10-17u
❑ ‘Paul Klee. Pictures in motion’ [tot 
8/1/2017] ❑ ‘Chinese Whispers. Recent 
Art from the Sigg und M+ Sigg 
Collections’ [tot 19/6] ❑ ‘Paul Klee. I am 
a painter’ [7/7 tot 30/10]

Luzern

Kunstmuseum Luzern
Europaplatz 1 – (0)41 226 78 00 
di-zo 10-17u, wo 10-20u
❑ ‘Collectionneurs. Werke aus der 
Sammlung des Kunstmuseums Luzern 
und einer Genfer Privatsammlung’ [tot 
27/11] ❑ ‘Warum ich mich in eine 
Nachtigall verwandelt habe’ – Katinka 
Bock, Hans Josephsohn, Fabian Marti 
[tot 29/5] ❑ Lorenzo Mattotti [tot 3/7] 
❑ Sonja Sekula, Max Ernst, Jackson 
Pollock & Friends [11/6 tot 25/9]

Winterthur

Fotomuseum Winterthur
Grüzenstrasse 44 – +41 52 234 10 60 
di-zo 11-18u, wo 11-20u
❑ ‘Provoke. Zwischen Protest und 
Performance – Fotografie in Japan 1960 
-1975’ [28/5 tot 28/8]

Kunsthalle Winterthur
Marktgasse 25 – 052 267 51 32 
wo-vr 12-18u, za-zo 12-16u
❑ ‘Oh Mexico!’ – Salvatore Arancio [tot 
17/7]

Kunstmuseum Winterthur
Museumstraße 52 – (0)52 267 51 62 
di 10-20u, wo-zo 10-17u
❑ Hans Arp [tot 22/5] ❑ William Tucker 
[tot 22/5] ❑ ‘kalli rroos’ – Richard Tuttle 
[tot 24/6] ❑ ‘Von Giorgio de Chirico bis 
Alighiero Boetti. Italienische Zeichnungen 
und Druckgraphik aus der Sammlung’ [tot 
30/10] ❑ ‘Nothing Should Exist’ – Matt 
Mullican [11/6 tot 16/10]

Zürich

Kunsthalle Zürich
Limmatstraße 270 – 044 272 15 15 
di,wo,vr 11-18u, do 11-20u, za-zo 10-17u
❑ ‘Manifesta 11 – What people do for 
money’ [11/6 tot 18/9]

Kunsthaus Zürich
Heimplatz 1 – (0)44 253 84 84 
di, vr-zo 10-18u, wo-do 10-20u
❑ Akram Zaatari [20/5 tot 31/7] 
❑ ‘Francis Picabia. A retrospective’ [3/6 
tot 25/9]

Migros Museum für Gegenwartskunst
Limmatstrasse 270 – +41 44 277 20 50 
di,wo,vr 11-18u, do 11-20u, za-zo 10-17u
❑ ‘Manifesta 11 – What people do for 
money’ [11/6 tot 18/9]

Museum Bellerive
Höschgasse 3 – 043 446 44 69 
di-zo 10-17u, do 10-20u
❑ ‘RealSurreal. Masterpieces of 
Avant-Garde Photography’ [tot 24/7]

Museum für Gestaltung – Schaudepot
Toni-Areal, Pfingstweidstrasse 96 
043 446 67 67 
di-zo 10-17u, wo 10-20u
❑ ‘Thingness’ – Jasper Morrison [tot 5/6] 
❑ ‘Opera House’ – François Berthoud 
[tot 29/5] ❑ ‘Targets. Photographs by 
Herlinde Koelbl’ [tot 18/9]
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❑ ‘The Constant Interloper / installaties, 
schilderijen & collages’ – Zhivago 
Duncan [tot 2/7] ❑ ‘Dark days – Bright 
nights / nieuw werk op papier’ – Raquel 
Maulwurf [tot 2/7] ❑ ‘In de Project-
room: Berlin’ – Albrecht Genin, Adriaan 
Rees, Daniele Galliano, Armando Merino, 
Long Bin Chen… [tot 2/7]

Nest
De Constant Rebecqueplein 20b 
070 3653186 
do-zo 13-17u
❑ ‘One is almost never present’ – 
Clément Cogitore, Lionel Rupp, MML 
Studio, Ginta Vasermane [25/5 tot 8/6]

Parts Project
Toussaintkade 49 – 062 890 06 91 
do–za 12-17u, zo 13-17u
❑ ‘Project 02 – Open Grond. 10 jaar 
schilderen’ – Robert Holyhead [22/5 tot 
10/7]

Stroom Den Haag
Hogewal 1-9 – 070.365.89.85 
wo-zo 12-17u
❑ ‘Another Reality. After Lina Bo Bardi’ 
– Céline Condorelli, Leonor Antunes, 
Manuel Raeder & Mariana Castillo 
Deball, Mike Cooter, Wendelien van 
Oldenborgh [tot 3/7] ❑ ‘OpZicht: Menno 
de Bruijn en Max Lennarts’ [tot 21/6] 
❑ ‘Ondertussen: Anne Kranenborg’ [tot 
24/6] ❑ ‘OpZicht: Marit Mihklepp’ [22/6 
tot 29/8]

West
Groenewegje 136 – 070.392 53 59 
wo-za 12-18u (of op afspraak)
❑ ‘Post Terminal & Ex-Ultimate’ – 
Douglas Park with Cel Crabeels, Richard 
Crow, Oriana Dierinck, Tony Gross, Alex 
Hamilton, Melissa Moore, Puss & Mew, 
Pete Um and Keef Winter [tot 18/6]

Diepenheim

Drawing Centre Diepenheim 
Kunstvereniging Diepenheim
Grotestraat 17 – 0547 352143 
wo-zo 11-17u
❑ ‘Drawing Front’ – Bas Ketelaars, Kim 
Habers, Veronique Schrama, Dirk Zoete, 
Fia Cielen, Stijn Cole… [tot 5/6]

Drenthe – Assen – Eelde

Into Nature
Op 17 locaties in Drenthe, tussen Assen 
en Eelde langs de Drentsche Aa 
www.intonature.net 
di-zo 11-17u
❑ ‘Into Nature – Art Expedition’ – 
Wolfgang Laib, Denicolai & Provoost, 
Mark Dion, Dennis Oppenheim, Jan van 
der Ploeg, Kim Habers, Robert 
Smithson… [2/7 tot 18/9]

Eindhoven

MU
Emmasingel 20 – 040.296.16.63 
ma-vr 10-18u, za 11-17u zo 13-17u
❑ ‘Liminal Laws’ – Addie Wagenknecht 
[tot 19/6]

Onomatopee
Willemstraat 27 – (0)408433854 
do-zo 13-17u
❑ ‘Romanian Vistas: The BB7 Travel 
Agency’ – Andrea Faciu, SPEEDISM, 
Allard van Hoorn [tot 29/5] ❑ ‘The 
Economy is Spinning’ – Mercedes 
Azpilicueta, Zachary Formwalt, Jan 
Hoeft, Monique Hendriksen, Hanne 
Lippard, Toril Johannessen, Antonis 
Pittas, Nick Thurston… [5/6 tot 17/7]

Van Abbemuseum
Bilderdijklaan 10 – 040.238.10.00 
di-zo 11-17u, do 11-21u
❑ ‘Van wie is de straat? Visies op onze 
publieke ruimte’ [tot 30/4/2017] 
❑ ‘Voltaire – de periferie van de vrijheid’ 
– Onno Dirker [tot 11/9] ❑ ‘Talking 
Back. tegencultuur in Nederland’ [tot 
25/9] ❑ ‘Thinking Back. Een collage van 
Black Art in Groot-Brittanië’ [tot 25/9] 
❑ ‘Neue Slowenische Kunst: From 
Kapital to Capital. Een gebeurtenis in 
het laatste decennium van Joegoslavië’ 
[tot 26/6] ❑ ‘De jaren 80 – begin van het 
nu? Een alternatieve blik op de jaren 80’ 
[tot 25/9] ❑ ‘ROOD! Heilstaatvisioenen 
uit de Sovjet-Unie 1930-1941 
(bibliotheektentoonstelling)’ [tot 29/7] 
❑ ‘Normal work & toxic’ – Pauline 
Boudry / Renate Lorenz [28/5 tot 4/9] 
❑ ‘Video-Nou / Servei de Video 
Comunitari: video interventie tijdens de 
Spaanse transitie’ [2/7 tot 25/9] 
❑ ‘How Did We Get Here? Turkije in de 
jaren 80’ [2/7 tot 25/9] ❑ ‘Archivo 
Queer? Sloop het systeem (Madrid 1989 
– 1995)’ [2/7 tot 25/9]

Groningen

Groninger Museum
Museumeiland 1 – 050.366.65.55 
di-zo 10-17u
❑ ‘De Collectie’ [tot 31/12] ❑ Anno 
Smith (1915-1990) [tot 5/6] ❑ ‘Nieuwe 
Wilden. Duits Neo-Expressionisme uit de 
jaren ‘80’ [tot 23/10] ❑ Esther de Graaf 
[11/6 tot 2/10] ❑ Capita Selecta + Joost 
van den Toorn [11/6 tot 8/1/2017] ❑ ‘De 
Vrienden van Mesdag’ [11/6 tot 11/9]

Haarlem

ABC Architectuurcentrum
Groot Heiligland 47 – 023.534.05.84 
di-za 12-17u, zo 13-17u
❑ ‘Gevelportretten – Chiel Braat tekent 
de Grote Houtstraat. Beroemste 
winkelstraat van Haarlem minitieus 
vereeuwigd’ [tot 12/6] ❑ ‘Van Bosch tot 
Park: wijk-te-kijk-tentoonstelling over 
Prins Bernhardlaan e.o.’ [tot 5/6]

De Hallen Haarlem
Grote Markt 16 – 023.511.57.75 
di-za 11-17u, zo 12-17u
❑ ‘Reiskoorts – bij Nederlandse 
kunstenaars sinds 1850’ [28/5 tot 11/9]

Nieuwe Vide
Minckelersweg 6 – 023 5451581 
do-zo 12-17u
❑ ‹¡VIVA PONTIAC! ‹ [27/5 tot 19/6]

Vishal – Ruimte voor beeldende kunst
Grote Markt 20 – 023 532 68 56 
di-za 11-17u, zo 13-17u
❑’ Unter dem Baum – eerbetoon aan 
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Personalia

Koen Brams Onderzoeker, curator en publicist. Initiator 
van The Mobile and Temporary Studio for Research and 
Production. Samensteller van de Encyclopedie van fictieve 
kunstenaars (Nijgh & Van Ditmar, 2000; Eichborn Verlag, 
2003; JRP/Ringier, 2011). Recente publicatie: Opus 1. The 
Artist’s Beginnings (redactie i.s.m. Ulrike Lindmayr en Dirk 
Pültau), Roma Publications, Amsterdam, 2015. Recente 
tentoonstelling: Jef  Cornelis – TV works (1964-1997)/Jef  
Cornelis – Obras de Televisão (1964-1997), Galeria da 
Culturgest, Porto, 23 mei – 29 augustus 2015.

Marc De Cock Oud-voorzitter van de Vereniging voor het 
Museum van Hedendaagse Kunst (V.M.H.K.) (1979-1995). 
Gewezen lid van de Toezichtscommissies van het Museum 
voor Schone Kunsten en het Museum van Hedendaagse 
Kunst te Gent.

Arnold Heumakers Literair criticus voor NRC Handelsblad. 
Hij was docent bij de vakgroep Algemene Cultuurweten
schappen aan de Universiteit van Amsterdam (UvA). Hij 
publiceerde onder meer de essaybundels Schoten in de con-
certzaal. Over literatuur, politiek en het Kwaad (Amsterdam, 
Arbeiderspers, 1993) en De schaduw van de Vooruitgang 
(Amsterdam, Querido, 2003). Vorig jaar verscheen zijn 
boek De esthetische revolutie – hoe Verlichting en Romantiek de 
Kunst uitvonden (Amsterdam, Uitgeverij Boom, 2015).

Erwin Jans Dramaturg bij Toneelhuis (Antwerpen). 
Doceert over theater en drama aan de Artesis Hogeschool 
(Antwerpen) en het K.A.S.K. (Gent). Hij publiceert uitge-
breid over theater, literatuur en cultuur. In 2006 verscheen 
zijn essay Interculturele Intoxicaties. Over kunst, cultuur en 
verschil (Berchem, EPO). Samen met Dirk van Bastelaere en 
Patrick Peeters stelde hij de poëziebloemlezing Hotel New 
Flandres. Zestig jaar Vlaamse poëzie 1945-2005 (Gent, 
Poëziecentrum, 2008) samen. Met Eric Clemens schreef  hij 
het essay De democratie onder vragen (Antwerpen, Uitgeverij 
Vrijdag, 2010), dat ook in het Frans verscheen. Samen met 
Eric Corijn, Ivo Janssens en Nico Carpentier schreef  hij 
Kunst in deze wereld (Brussel, Demos, 2011).

Rudi Laermans Gewoon hoogleraar Sociale Theorie aan 
de Faculteit Sociale Wetenschappen van de KULeuven. 
Zopas verscheen zijn boek Moving Together: Making and 
Theorizing Contemporary Dance bij Valiz, Amsterdam (2015).

Dirk Pültau Kunsthistoricus en publicist. Hoofdredacteur 
van De Witte Raaf. Recente publicaties: The clandestine in the 
work of  Jef  Cornelis (i.s.m. Koen Brams), Jan van Eyck 
Academie/De Witte Raaf/Argos/Marcelum Boxtareos, 
2009; Matt Mullican: Im Gespräch/Conversations (i.s.m. 
Koen Brams), Köln, DuMont, 2011; Opus 1. The Artist’s 
Beginnings (i.s.m. Koen Brams en Ulrike Lindmayr), Roma 
Publications, Amsterdam, 2015.

Bart Verschaffel Filosoof. Hij is als gewoon hoogleraar 
verbonden aan de Vakgroep Architectuur & Stedenbouw 
van de Universiteit Gent. Recente boekpublicaties: Van 
Hermes en Hestia. Over Architectuur (tweede vermeerderde 
uitgave, Gent, A&S Books, 2010); De zaak van de kunst. Over 
kennis, kritiek en schoonheid (Gent, A&S Books, 2011).
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Arnold Heumakers – Autonomy, commitment, lucidity. On the 
actuality of  Schiller’s Letters on the Aesthetic Education of  Man
This essay reflects on the actual relevance of  Friedrich Schiller’s 
ideas on ‘aesthetic education’ as developed in his pivotal text 
Letters on the Aesthetic Education of  Man (1795), and also in the 
essay Über das Erhabene [On the Sublime] (1793-1796). Heumakers 
first discusses the crucial importance of  the notions of  autonomy 
and engagement in Schiller’s Letters and explains how Schiller dis-
mantles the popular prejudice that ‘autonomy’ and ‘engagement’ 
exclude each other. He argues that Schiller’s relevance first of  all 
lies in his insistence on autonomy and thus his scepticism towards 
the ‘revolutionary’, ‘activist potential’ of  art. He goes on to dem-
onstrate that Schiller proposes another particular form of  engage-
ment which is connected to the concept of  ‘energetic beauty’ or 
the ‘sublime’ – a notion representing the radical experience of  
disharmony between man and the world. Heumakers concludes 
that Schiller’s suggestion that art educates us by elucidating our 
inner contradictions might be – to this very day – the only form 
of  engagement of  which art is capable without disappointing us. 
aesthetics – art theory – education – Friedrich Schiller

Koen Brams – Byars in Belgium: some chapters
This article is the first part of  a series of  texts on the relationship 
of  American artist James Lee Byars (1932-1997) with the Belgian 
art world. It recounts Byars’ arrival in Belgium in Spring 1969 
at the invitation of  the Wide White Space Gallery (Antwerp) and 
his first exhibition (or series of  performances and happenings) in 
this gallery (18 April – 7 May 1969). Brams also discusses the film 
James Lee Byars / Antwerp 18 April-7 May 1969 made by director 
Jef  Cornelis on this occasion (a transcript of  which is included). 
Additionally, Brams reviews (the ‘Belgian part’ of) an exhibition in 
Museum Boijmans Van Beuningen (Rotterdam) presenting letters 
and other items sent by Byars to Wies Smals (director De Appel, 
Amsterdam, 1975-1983) and Flor Bex, who met Byars for the 
first time during the exhibition/performances at the W.W.S. Later, 
in 1976, Bex would present Byars at the International Cultural 
Centre (Antwerp), where he was a director from 1972 until 1983. 
Flor Bex – Jef  Cornelis – James Lee Byars – Wide White Space 
Gallery (Antwerp)

Erwin Jans – Children of  the Abyss
This essay discusses Peter Sloterdijk’s recent book Die schrecklichen 
Kinder der Neuzeit [The Horrendous Children of  the New Age]. Jans 
first explains Sloterdijk’s concept of  culture and his emphasis on 
the importance of  ‘repetitions’ for its stability. He then shows how 
Sloterdijk interprets modernity as a ‘crisis of  culture’ because of  
its love of  the new – its ‘neophylia’. Jans sees Sloterdijk’s book as 
going beyond a right-wing discourse in that it tries to capture the 
genealogy of  the ‘tradition of  the new’ – the western ‘tradition of  
breaking with traditions’. 
Peter Sloterdijk – philosophy of  culture

Bart Verschaffel – James Ensor
This essay presents a drastically new explanation of  Belgian art-
ist James Ensor’s grotesque works representing masks, skeletons, 
skulls, monsters and the like. Verschaffel proves that thus far all 
Ensor scholars have overlooked one crucial source used by Ensor 
for these works: a series of  illustrated books on the ‘history of  
caricature’ written by French author Jules Champfleury (1821-
1889). He demonstrates that a huge number of  motifs, masks and 
figures in Ensor’s paintings, drawings and etchings are based on 
illustrations in Champfleury’s books and that the stylistic diversity 
of  these illustrations to a great extent explains the remarkable sty-
listic diversity in Ensor’s work. Finally, he shows that Ensor was 
also deeply inspired by Champfleury’s (political) interpretations of  
caricatures as the incarnation of  ‘the people’. 
Jules Champfleury – James Ensor

Rudi Laermans – Jelle Baan
This text is a review of  philosopher Jelle Baan’s first book Adorno, 
noch einmal. Een partituur voor esthetische theorie [Adorno, Once 
Again. A Score for Aesthetic Theory]. Laermans mainly criticizes 
Baan for his attempts to ‘save’ Adorno’s critical theory by linking 
his heritage with poststructuralist motives that are foreign to his 
thinking.
aesthetics – Critical Theory – continental philosophy – Theodor 
W. Adorno 

Koen Brams & Dirk Pültau – 1982-1989: from Recolettenlei 
to Howbouwlaan; on Kunst Nu, Initiatief  86 and Chambres 
d’Amis. Conversation with Marc De Cock, former presi-
dent of  the ‘Vereniging voor het Museum van Hedendaagse 
Kunst’, Ghent (part 4)
This is the fourth episode (1982-1989) of  a conversation with Marc 
De Cock, former president of  the ‘Vereniging voor het Museum 
van Hedendaagse Kunst’ (V.M.H.K.) [Association for the Museum of  
Contemporary Art] in Ghent. Topics are the Association’s magazine, 
Kunst Nu, which started in 1982, and two prestigious exhibitions 
held in Ghent during the summer of  1986: Initiatief  86 (organ-
ized by several Ghent associations, including the V.M.H.K.), which 
exhibited Belgian artists selected by three international curators; 
and Chambres d’Amis (organized by the Museum of  Contemporary 
art – M.H.K., now S.M.A.K. – and its director Jan Hoet) in which 
more than 50 artists produced works for private houses in the city 
of  Ghent. A thread running throughout the conversation is the 
conflicts between the V.M.H.K. and Jan Hoet. 
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14.05.2016 – 18.06.2016

POST-TERMINAL 
& EX-ULTIMATE  
Douglas Park with Cel Crabeels, Richard Crow,  
Oriana Dierinck, Tony Gross, Alex Hamilton, Melissa 
Moore, Puss & Mew, Pete Um and Keef Winter 
vernissage: performances + events — saturday may 14, 20:00 h.
event: 24 hours marathon interview douglas park — saturday june 4-5, 20:00 h.
finissage: performances + events — saturday june 18, 20:00 h.—————————————————————————————
26.05.2016, 20:00 h.    

AL-ISNAd OR 
chAINS wE cAN bELIEvE IN 
Lecture Performance by Slavs and Tatars
—————————————————————————————
23.07.2016 — 27.08.2016     judea Arin Rungjang

West groenewegje 136, 2515 lr, den haag, +31 (0)70 392 53 59 — www.wESTdENhAAg.NL 


