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WEGENS PERSOONLIJKE OMSTANDIGHEDEN

Wat als plotseling je leven verandert?
Als er iets gebeurt waardoor je de controle verliest?
En je geconfronteerd wordt met een andere werkelijkheid?
Deze tentoonstelling laat een wereld zien rondom dit kantelpunt.

De tentoonstelling
De Gemeenschap Beeldende Kunstenaars (GBK) wil een indringende tentoonstelling
neerzetten. Ze wil dat zo doen dat bezoekers meegevoerd worden in de
belevingswerelden van mensen wiens wereldbeeld kantelde. Veroorzaakt door
omstandigheden. Door een ernstige ziekte, een hevige verliefdheid of een helder
inzicht.
Met de tentoonstelling willen we schoonheid en troost bieden aan diegenen die
onvrijwillig hun wereldbeeld moesten veranderen. Andere bezoekers willen we kennis
laten maken met verschillende waarheden die naast elkaar kunnen bestaan. Door het
werk van kwalitatief goede kunstenaars in een sterk tentoonstellingsconcept te plaatsen, 
willen we de bezoekers een verrassende ervaring bieden. We hopen dat deze
tentoonstelling herkenning, relativering en discussie oproept.

Keuze van het thema
Het thema van de tentoonstelling is een idee van Sonja Hillen na een oproep van
de GBK onder haar leden.

Selectie van kunstenaars
De kunstenaars zijn geselecteerd op de kwaliteit van hun werk en verwantschap met
het thema. Er is getracht een zo divers mogelijke invulling aan het thema te geven.
Wat is wel en wat niet een persoonlijke omstandigheid?
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Deze tentoonstelling gaat over gebeurtenissen en inzichten die de kijk van de deelnemende kunstenaars op hun leven en de wereld veranderden. De tentoonstel-
ling gaat met andere woorden over ‘omkeringen’ in levens. Het is ontegenzeggelijk zo dat ons dingen overkomen. Ook staat het als een paal boven water, dat 
onze houding tegenover de wereld en onze kijk op dingen verandert. Maar wat nu precies tot wat leidt, is niet altijd duidelijk. We moeten, om over die dingen 

Annegret Kellner De handelingen 
die Annegret Kellner in haar foto’s en 
video’s laat zien, richten zich op de huid 
van de dingen die de kunstenaar op 
een esthetisch gewelddadige wijze wil 
“bespelen”. Tulpen worden met naald en 
draad vast gestikt, pleisters worden tergend 
langzaam van de huid getrokken, op de 
zachte huid van ongebakken brooddeeg 
wordt ingesneden. Het atelier waar dit 
gebeurt is een laboratorium geworden 
waar pijnlijke aspecten van schoonheid en 
schoonheidsbeleving worden onderzocht.
Annegret Kellner gebruikt haar effectieve 
strategieën om een geraffineerd en subversief 
spel te spelen, waarbij de ervaring van “lust 
en bedreiging” gepaard wordt aan een 
schoonheidsbeleving die de fotografische 
beelden een schrijnende impact kunnen 
geven (tekst Ton Mars).

Eggtion

na te  kunnen denken, een vorm vinden die ze in een bepaald verband plaatst. Een van de oudste voorbeelden daarvan is de bekering van Saulus in het boek 
Handelingen, hoofdstuk 9. Saulus, een vurig vervolger van christenen begeeft zich van Jeruzalem naar Damascus. Nabij de stad ‘omschijnt’ hem evenwel een 
licht. Verblind valt Saulus van zijn paard. Er klinkt een stem uit de hemel die hem opdraagt naar Damascus te gaan. Daar zal hij te horen krijgen wat hem te 

De meelzak in de video wordt middels een touw doormidden 
gesneden.
In Annegret’s werk wordt destructie met veel genoegen 
bedreven. Ze lijkt er plezier in te hebben pijn en verminking in 
beeld te brengen.
En dat doet ze op zo’n akelig esthetische wijze, dat pijn en 
schoonheid onlosmakelijk met elkaar verbonden worden.
Strop bijvoorbeeld ontneemt je de adem, niet alleen omdat 
een voorwerp afgekneld en tot barsten gebracht wordt. De 
beweging van de strop is ademend, en het meel dat in
de zak zit verstikkend. Als de zak tenslotte openbarst blijk je 
het tafereel gewoon overleefd te hebben, zonder naar adem 
gehapt te hebben. Hoewel die angst wel opgeroepen is. 
Angst en pijn zijn hier ongevaarlijk en als pure schoonheid te 
beleven.

Strop

Link naar de film: https://vimeo.com/44131012
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doen staat.
Ogenschijnlijk is het verhaal van Saulus een verhaal over een bekering door een dramatische val, maar daar kun je ook anders over denken. In de bijbel volgt, 
als Saulus eenmaal op de grond ligt, een kleine dialoog. De stem uit de hemel zegt: ‘Saul, Saul, wat volgt gij mij’. Saulus vraagt dan wie tegen hem spreekt en de 

Edith Meijering In Edith’s werk komt het 
grote kantelpunt in haar leven nadrukkelijk tot 
uiting. Bij een val van een trap liep zij een ernstig 
hersenletsel op. Na dat ongeluk was ze hulpeloos 
en kon niets meer. Van werken was geen sprake.
Met grote wilskracht stuurde zij aan op  herstel.
Nu, 10 jaar later hangt hier recent werk van 
Edith. Zij kan weer schilderen maar nooit lang 
achter elkaar. Zij werkt nu transparant en voelt 
zich vrij. En dat is aan het werk te zien. De grote 
open aquarelachtige portretten zijn veel lichter 
en opener dan de portretten die zij voor haar val 
maakte. Bij Edith manifesteert het kantelpunt zich 
in haar techniek en in haar stijl.

Bondage bird

Strop 

stem zegt: ‘ik ben Jezus, die gij vervolgt’. Op grond van die dialoog zou je kunnen zeggen dat de bekering van Saulus zich niet beperkt tot één moment. Terwijl 
Saulus al een hele tijd achter de christenen aanzit, zit Jezus achter Saulus aan. Pas door de val van zijn paard lijkt dat uiteindelijk tot Saulus door te dringen.
 Je zou kunnen zeggen dat het verhaal van Saulus verbanden legt. Het ordent en schept betekenis door zijn bekering te verbinden met de dramatische val van 

Huilgezicht 

Pek met veren   
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een paard. Toch gaat het verhaal niet voorbij aan de complexiteit van het leven. Het roept nieuwe vragen op en is in veel opzichten meerduidig. Saulus bekering, 
zo blijkt, zat al langer in het vat en de val van het paard is zeker geen lieflijke aanraking door God. Nadat hij in Damascus is aangekomen is Saulus drie dagen 
blind en komt hij er niet toe om te eten of te drinken. Het moment verlichting is niet minder een moment van duisternis en ontreddering. 

Hans Walraven  Hans Walraven 
kijkt hoe ver hij als schilder kan gaan in het 
loskomen van het proces dat we normaal als 
“schilderen” zien. Hij haalt de verf
los van het doek, hij onderzoekt of hij beelden 
kan maken die eigenlijk geen beelden meer 
zijn. Hij wil tegelijk aantrekken en afstoten. 
Mooie bijkomstigheid is zijn doek
“geen titel”, dat ook letterlijk om een 
kantelpunt is opgehangen. Van dit doek is het 
verpakkingsmateriaal niet eens verwijderd, en 
is er geschilderd op het folie dat bedoeld is 
om het doek te beschermen.

Schilderen 4

 De meerduidigheid, waarvan het bekeringsverhaal van Saulus een voorbeeld is, tref je volgens mij ook aan in de hier tentoongestelde werken. De werken heb-
ben betrekking op ervaringen met ziekte, dood, maar ook met liefde, jeugdherinneringen en religieuze inzichten. Voor de omkering die die ervaringen hebben 
veroorzaakt, is telkens een vorm bedacht. Die vormen zijn evenwel op meer dan één manier uit te leggen. Dat begint al bij de installatie For beter or for worse 

Asbak urn

De asbak-urn roept de vraag op wat er het eerst was: de 
as die via de asbak in de urn terecht kwam, of de as van 
de persoon die de asbak te vaak gebruikte. Als je de asbak 
gebruikt weet je wat je te wachten staat: je komt onherroepelijk 
in de urn terecht. En toch doe je het: je gaat gewoon door met 
roken, anders was je niet in de urn terecht gekomen. Het beeld 
roept associaties op met het pakje sigaretten waar met enorme
letters op staat dat je er dood van gaat, en toch koop je het. 
Een pak melk met diezelfde tekst zou een rel veroorzaken.
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van Sonja Hillen, vlakbij de ingang. De installatie lijkt te verwijzen naar een lang en eenzaam ziekbed. De symptomen van een ongetwijfeld fatale ziekte zijn 
in de lakens van het bed geborduurd. Hoopvol oogt het niet. Niettemin roept het borduurwerk ook nog iets anders voor de geest. Borduren wordt van oudsher 
gedaan door vrouwen. Ik heb het mijn moeder zien doen, en borduurwerk roept bij mij onvermijdelijk associaties op met huiselijke geborgenheid en warme, 

Koen Hauser Hauser’s fascinatie voor 
fotografie, (foto-)techniek en de geschiedenis 
daarvan vormen belangrijke drijfveren in zijn 
werk: fotografie, video, boeken en installaties.
Het werk ‘Amethyst’ is gemaakt in de context 
van een kunstroute tijdens de fashionweek in 
Amsterdam. Opgebouwd uit modefotografie 
en fotobeelden van een halfedelsteen, 
vormen de dia’s in overvloeiing een proces 
van vergankelijkheid. Een begrip waar we als 
mens allemaal vroeg of laat mee te maken 
krijgen.

Amethyst

moederlijke aandacht. Verwijst het borduurwerk in de installatie van Hillen naar een dergelijke huiselijke geborgenheid, waarvan de patiënt in zijn ziekbed 
voor eens en altijd is verstoken? Het lijkt me niet uitgesloten dat het borduursel ook wijst naar de aandacht van de mensen die de patiënt verzorgen, maar hem 
of haar desondanks niet kunnen behoeden voor het ergste. Op deze vragen geeft de installatie van Hillen geen antwoord. De vorm ervan is open, net als de 

Amethyst

Het werk van Hauser rekent meedogenloos af met 
de schoonheid. Deze word aangevreten, aangetast, 
overwoekerd om tenslotte te verstenen.
Het is wel een mooie steen, en in die verstening treedt 
ook weer een nieuwe schoonheid in. Die is overigens 
wel van een andere orde.
De verstening zou ook kunnen verwijzen naar de 
manier waarop je naar een geliefde kijkt. Aanvankelijk 
zie je niets dan de overweldigende schoonheid van de 
beminde.
Maar met het verstrijken van de tijd verandert het 
beeld, er komen kwetsuren, haperingen en het kan 
gebeuren dat de schoonheid tenslotte koud als steen 
ervaren wordt. Als de liefde niet zacht en stromend 
blijft kan hij beknellend werken om tenslotte tot steen 
te verharden. In het Engels is er een prachtig woord 
voor: petrifying.
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vorm van het werk van Sylvia Evers. Het hert, waarvan de witte vacht wellicht op onschuld duidt, staat op het punt het bos te betreden. Wat is dat voor een bos? 
De door de zon verlichte plekken in de verte trekken onweerstaanbaar aan, maar in andere, duistere plekken schuilt ontegenzeggelijk dreiging.
 Ik sluit niet uit dat bezoekers in het bed van Sonja Hillen iets zullen herkennen van hun ervaringen met zieken, of, in het hinkelspel van Ulrike Möschel, iets 

Mark Kramer Mark Kramer schiep 
aanvankelijk (vanaf 2001) met zijn kleine 
figuurtjes een betoverde wereld. Gaandeweg 
lijken de figuurtjes anoniemer te worden, om 
tenslotte de betekenisloosheid van individu 
in de massa te gaan benadrukken. De 
onzekerheid en het verloren gevoel van de 
eenling in de massa wordt zo sterk, dat de 
figuurtjes beginnen te desintegreren: ze vallen 
uit elkaar, verliezen hun hoofd en verdwijnen 
in de mist.

Farewell Figurines

van hun tweeslachtige en pijnlijke jeugdherinneringen. Je zou bij het bekijken van de twee beelden van Paul de Reus een beetje kunnen genezen van de liefde. 
Natuurlijk zijn die beelden luchtig en aanstekelijk. Wie wil er niet samen met een ander smelten van liefde of van hartstocht het matras schroeien? Toch zouden 
de beelden van Paul de Reus ook een vorm kunnen geven aan een gedachte die je al langer, hoewel heimelijk koesterde, namelijk dat aan liefde ook iets houter-

De installatie A moment between insanity 
and enlightenment laat een wereld in 
zichzelf zien. Geen gesloten wereld, maar 
een geperforeerde wereld. Lichaamsdelen 
zweven hulpeloos in een schijnbaar 
gedefinieerde wereld. “de mens op drift, 
drijvend in al zijn zorgen en angsten”, zegt de 
kunstenaar er zelf over (verkort naar Ron Manheim).

A moment between insanity and enlightenment
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igs, beklemmends en belachelijks kleeft.
Maar ook als de kunstwerken op deze tentoonstelling niet direct een concrete vorm aanreiken voor je eigen ervaringen en gedachten, zijn ze toch van belang, 
denk ik. Hun openheid vestigt de aandacht op de complexiteit van de menselijke ervaring. Wie aan ervaringen als kunstenaar of niet-kunstenaar een vorm wil 

Niels Helmink Het werk van Niels Helmink 
confronteert ons met de werkelijkheid van 
iemand bij wie de diagnose kanker gesteld is.
Een ieder zal bekend zijn met de kaalhoofdigheid 
van de kankerpatiënt. Maar realiseer je je ook 
dat je al dat uitgevallen haar ’s ochtends op je 
hoofdkussen vindt? Opeens is dat zielige bosje 
bloemen op het kastje naast het bed jouw bosje 
bloemen.
En de geur van te oude sinaasappels de geur 
van jouw kamer. Je bent die ander geworden, 
degene die je nooit wou zijn: die zieke, die 
patiënt. En je hebt niet eens tijd om je er druk 
over te maken. Je wandelt op het smalle koord 
tussen leven en dood, en je weet niet welke kant 
je op gaat vallen.

Flowers and medicine

geven, zal die complexiteit onder ogen moeten zien. Onderdeel van complexiteit is dat dingen elkaar tegenspreken en dat zaken die op het eerste gezicht geen 
of een ondergeschikte rol spelen, na verloop van tijd een heel ander belang kunnen aannemen. Een vorm kan ogenschijnlijk vastliggen, zoals de vorm van een 
kunstwerk, maar de betekenis van die vorm  zeker niet. Vormgeven en ordenen is onvermijdelijk weglaten en het benadrukken van het één ten koste van het 

De serie Testicular Carcinoma laat ons zien wat de kankerpatiënt in staat is te eten na de eerste chemotherapie, de tweede en tenslotte na de derde. Dan gaat er 
niets meer in. Alle zoetigheid, die voor snel lichamelijk herstel zou moeten zorgen, blijft staan. De patiënt in het ongewisse latend.

Testicular Carcinoma, Stilllife with leftovers after first 
chemotherapy

Testicular Carcinoma, Stilllife with leftovers after 
second chemotherapy

Testicular Carcinoma, Stilllife with leftovers after third 
chemotherapy
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andere. Alles wat je weglaat of een ondergeschikte rol toewijst, blijft evenwel aanwezig in je mentale universum. En dus blijft het inwerken op de betekenis van 
wat je vormgeeft. Vorm schept zijn eigen onrust. Het brengt ons er ertoe om onze verhalen over gebeurtenissen, mensen en omstandigheden die ons ogenschijn-
lijk hebben gemaakt tot wat we zijn, steeds te heroverwegen en wellicht op onderdelen of in het geheel te herzien. Dat is wel eens lastig, maar sommige verhalen 
worden beter en leerrijker als je ze vaker vertelt. 

Bredewold and Kristensen
Het werk van Bredewold and Kristensen pakt de 
grote thema’s op. Dit werk is voor deze tentoonstelling 
gemaakt. Het uitgangspunt van het kunstenaarsduo is Het 
Persoonlijke van Wegens Persoonlijke Omstandigheden. Het 
persoonlijke is politiek, en dus is politiek ook persoonlijk.

Uit is de pret

In dit beeld ziet u zelfportretten van de 
kunstenaars. Ze trekken de Griekse vlag naar 
beneden, waar politici en official bezig zijn deze 
uit alle macht overeind te houden. Ulrik Kristensen 
staat klaar met de motorzaag, en Mathijs 
Bredewold trekt hard aan het touw. “Wij zijn 
kunstenaars en we hebben geen bezit. Waarom 
zouden we Griekenland overeind houden? Als het 
in elkaar stort, hebben we nog steeds niks. Het 
overeind houden dient alleen de machtigen en de 
rijken. De gewone burger draait vanzelfsprekend 
voor de lasten op”.

Uit is de pret
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27 november 2011 Ik ben een beetje zenuwachtig. Ik ben gevraagd om deze tentoonstelling in een historisch perspectief te plaatsen. Hoe lang mocht dat duren? 
Nou toch echt niet langer dan een half uur.

Paul de Reus Het werk van Paul de Reus is 
speels en fantasierijk. De soms cartoonachtige beelden 
lijken heel eenvoudig, maar altijd is er een dubbele 
bodem. Peter Nijenhuis zegt er over in de zaaltekst 
van de tentoonstelling: “je zou bij het bekijken van de 
twee beelden van Paul de Reus in deze tentoonstelling 
een beetje kunnen genezen van de liefde. Natuurlijk 
zijn die beelden luchtig en aanstekelijk. Wie wil er 
niet samen met een ander smelten van liefde of van 
hartstocht het matras schroeien? Toch zouden de 
beelden van Paul de Reus ook een vorm kunnen geven 
aan een gedachte die je al langer, hoewel heimelijk 
koesterde, namelijk dat aan liefde ook iets houterigs, 
beklemmends en belachelijks kleeft”.

No romance

Ik heb er een zwaar hoofd in, als ik eerlijk ben. Het begint er al mee dat een historisch perspectief voor een tentoonstelling als deze niet zo makkelijk is te geven. 
Wat is het historische perspectief van deze tijd? Welke kant gaat het op? Ooit was dat makkelijker of leek het makkelijker.
In 1939 en 1940 schreef een Amerikaanse intellectueel die Clement Greenberg heette twee essays. Het eerste, herfst 1939, heette Avant-garde and kitsch en het 

Omhelzing
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tweede, in het juli-augustusnummer van de Partisan Review van 1940, heette Towards a newer Laocoon.
Het was geen vrolijk moment. Oorlog. Maar Greenberg keek over het moment heen en voorzag de abstracte kunst van een historische betekenis en een missie. 
Abstracte kunst was misschien niet leuk, stelde Greenberg, maar het was wel noodzakelijk om abstracte kunst te maken. Waarom?  De beeldende kunst, en 

Rinke Nijburg Rinke Nijburg is mateloos 
geïnteresseerd in de zinloosheid van het bestaan, in
eenzaamheid van de mens, het grote onvermogen 
‘de ander’ echt te ontmoeten en te kennen. In het 
antwoord dat de godsdienst probeert te geven op 
alle grote levensvragen. Ook in de publieke of private 
executies van de weerloze mens door degenen die 
even de macht menen te hebben. Zinloos geweld. Hij 
zegt nooit goed te weten of hij nou zelf slachtoffer van 
dit soort geweld is of dader.

The mercy seat

Greenberg had het in de eerste plaats over de schilderkunst, was in de loop van de achttiende en negentiende eeuw teveel onder de invloed van de literatuur 
komen te staan. Als gevolg daarvan was de schilderkunst zich meer bezig gaan houden met het uitbeelden, iets wat eigenlijk de taak van de literatuur was, 
dan met het schilderen zelf, dat wil zeggen het gebruik van zijn eigen schilderkunstige middelen. Dat ging in tegen de logica van het moderne tijdperk. Sinds de 

In de reeks brief-tekeningen Monologen van de genadestoel, Brief-
tekeningen uit een geblindeerde kamer schrijft een man in een kamer 
zonder ramen brieven aan zijn Lieve L.. De brieven verschijnen 
elke keer in de marges van een en dezelfde tekening. De brieven 
verschijnen steeds op zijn blog.
Uitgangspunt is de fascinatie voor zieke lustmoordenaars als Marc 
Dutroux en voor het fenomeen outsider art, kunst die maar geen 
gewone plek weet te vinden in de kunstdiscours.
Rinke Nijburg probeert zich in te leven in de blik waarmee psychisch 
zieke mensen naar de wereld kijken. Hoe kijkt iemand die zich 
geroepen voelt een vrouw te doden om haar dode lichaam te kunnen 
bezitten naar de wereld? Rinke gebruikt religieuze symbolen en maakt 
er eigentijdse, en even gruwelijke beelden van.
Niet Jezus ligt geschonden over de schoot van zijn moeder, het is het 
mooie jonge meisje in haar kokette ondergoed dat over de knieën van 
een wellustige man ligt. De teksten die hij daarbij schrijft geven aan hoe 
logisch het allemaal is dat dit gebeurt.

The mercy seat
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achttiende eeuw en sinds Kant spitsten wetenschappelijke en artistieke disciplines zich immers toe op het definiëren van de kern van het eigen vakgebied. Dat 
zou nu in de de beeldende kunst zijn beslag krijgen door de abstracte kunst. Waar dat toe zou leiden, wist Greenberg naar eigen zeggen, ook niet, maar zijn 
toon was beslist vol vertrouwen.

Ronald de Ceuster De Ceuster herhaalt 
wat reeds bestaat en geeft het betekenis door het 
te benadrukken. Dit levert vloer- of wandinstallaties 
op waarbij een lijnenspel dat reeds bestaat, in een 
beschadigde vloer of de voegen tussen bouwstenen, 
‘betekend’ wordt met onverwacht materiaal.
De term ‘betekenen’ heeft twee connotaties. Het houdt 
in ‘betekenis geven aan’, maar ook ‘het creëren van 
een tekening’. Ronalds installaties zijn zowel ruimtelijke
tekeningen als ruimtelijke betekenisgeving.
Zijn werk ‘betekent’ de locatie en is derhalve vaak site 
specifiek. Dat maakt zijn werk tijdelijk en onherhaalbaar. 
Zijn werk is derhalve context gebonden en eenmalig, 
dat maakt het extra spannend” (naar Astrid Tanis).

Inside Outside

Greenberg gaf de kunst een plek in het grotere verhaal van vooruitgang waarvan de oorsprong in de achttiende eeuw ligt. Gaandeweg in die eeuw, of misschien 
al eerder, komt men op het idee dat er zoiets is als verandering of ontwikkeling, al wordt dat woord pas een eeuw later uitgevonden. Het moet mogelijk zijn, zo 
bedenkt men om de wereld door de toepassing van kennis te veranderen en te verbeteren. Het verleden is ook niet langer de maat. Men komt gaandeweg in de 

Ronalds werk maakt los wat je als 
vaststaand beschouwt. Door de lijnen van 
de architectuur los te trekken van hun
oorspronkelijke plaats, laat hij de 
architectuur wandelen. Vast wordt 
vloeibaar. Buiten hun eigen plek staan 
de lijnen, ontstaan andere verhoudingen 
en perspectieven, waardoor de  
oorspronkelijke plek een nieuwe relevantie 
krijgt.

Inside Outside
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achttiende en negentiende  eeuw op het idee dat het ‘nu’, het heden fundamenteel anders is dan het verleden en dat voor het nu, de actualiteit nieuwe manieren 
van doen en nieuwe ideeën en maatstaven nodig zijn.
Dit soort ideeën , die je kunt samenvatten onder de noemer de moderne ideologie, bereiken na de Tweede Wereldoorlog hun hoogtepunt en dominantie.  De 

Sonja Hillen Sonja Hillen’s werk brengt de 
vernauwing van de wereld van een patiënt in beeld. Een 
wereld waarin je van “gezond” opeens “ziek” verklaard 
bent.
Over ”For better or for worse” schreef Peter Nijenhuis 
het volgende: De installatie lijkt te verwijzen naar een 
lang en eenzaam ziekbed. De symptomen van een 
ongetwijfeld fatale ziekte zijn in de lakens van het bed 
geborduurd. Hoopvol oogt het niet. Niettemin roept 
het borduurwerk ook nog iets anders voor de geest. 
Borduren wordt van oudsher gedaan door vrouwen. 
Het roept onvermijdelijk associaties op met huiselijke 
geborgenheid en warme, moederlijke aandacht. 
Verwijst het borduurwerk in de installatie van Hillen naar 
een dergelijke huiselijke geborgenheid, waarvan de
patiënt in zijn ziekbed voor eens en altijd is verstoken? 
Het lijkt me niet uitgesloten dat het borduursel ook 
wijst naar de aandacht van de mensen die de patiënt 
verzorgen, maar hem of haar desondanks niet kunnen 
behoeden voor het ergste. Op deze vragen geeft de 
installatie van Hillen geen antwoord.

For better or for worse

jaren tussen pakweg 1945 en het midden van de jaren zeventig zijn de jaren van wederopbouw en de grootschalige toepassing van wetenschappelijke kennis op 
allerlei gebieden. Het zijn ook jaren waarin men niet alleen denkt radicaal met het verleden af te kunnen rekeken, maar dat ook in zekere zin doet, bijvoorbeeld 
in de architectuur en de stedenbouw.

Vijf lijntekeningen waarin details met zwart draad 
geborduurd zijn. Een witte steriele omgeving, waarin 
je een van de velen wordt. Patiënt nummer zoveel, 
overgeleverd aan de handen van dokter nummer zoveel. 
Waar je borduursel aantreft op de werken was de zieke 
aanwezig. De geest van de persoon in kwestie is er nog. 
Maar wie het is, en of hij er nog is blijft in het ongewisse.

Ziek 2

Ziek 3
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Het zijn ook de jaren waarin de Moderne, Amerikaanse, abstracte kunst de boventoon voert. Eerst het abstract expressionisme, daarna post-painterly, minimal, 
concept kunst. Pop-art sla ik over.
Maar dan komt er de klad in. De grote ontwikkeling volgens een hoopvol, vooruitgangsperspectief  lijkt ogenschijnlijk te stokken. Na 1973 keert het economische 

Sylvia Evers Sylvia’s transformatie van de 
menselijke in de dierlijke identiteit zijn een bijzondere 
gewaarwording.
Gevoelens van verlatenheid of zelfbeschouwing kunnen 
niet langer genegeerd worden of als onbeduidend 
afgedaan. In haar gedaantewisselingen herkent men de
zielstoestanden als een natuurlijk gegeven, een 
gegeven waarmee het leven aangegaan moet worden.

Zonder titel

tij. Ontwikkeling, gelijkheid en spreiding van welvaart blijken eindig. Crisis...
De enorme kennisontwikkeling de ontwikkeling en spreiding van hoger en wetenschappelijk onderwijs leiden niet tot verheldering, maar vreemd genoegd tot 
verwarring, tot onoverzichtelijkheid, concurrentie, relativisme....

In het werk van Sylvia Evers tref je de mens 
op een onbewaakt moment. Een moment
waarop er niets meer opgehouden hoeft te 
worden. Waarop er iets van waarheid
zichtbaar wordt. Momenten waar mensen 
het breekbaarst zijn, én het sterkst.
Vandaar haar interesse voor het “refugium”, 
de plek waar we ons onbespied wanen.
Sylvia maakt die plek zichtbaar, waardoor 
de onbedoelde ontmaskeringen, die zich
daar kunnen en mogen manifesteren, bloot 
komen te liggen.
Haar beeldtaal is die van het dierenrijk. Het 
dier als symbool maakt introspectie en
tegelijkertijd het scheppen van afstand naar 
de eigen persoon mogelijk. Symbolen
effenen de weg voor herkenning.
De huid van haar objecten werkt ze zo glad 
mogelijk af. In deze perfectie manifesteert
zich de dunne scheidslijn tussen 
kwetsbaarheid en weerbaarheid.

Zonder titel
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In 1979 publiceert een Fransman, Jean-Francois Lyotard, een boek met de titel La condition postmoderne. Daarin stelt hij dat het hele idee van grote verklar-
ende verhalen - het christendom met zijn heilsgeschiedenis, het communisme met zijn seculiere heilsidee, het nationalisme met zijn idee dat de natie zijn wezen 
ontvouwd in de loop van de geschiedenis en het modernisme dat de mensen door de toepassing van kennis collectief vooruitgaan – niet meer geloofwaardig zijn.
Je zou kunnen zeggen dat daarmee het historische perspectief aan gort ligt. Het zijn immers de grote verhalen, het christendom, het communisme, het national-

Ulrike Möschel Het werk van 
Ulrike omvat vele thema’s.  Eén daarvan 
is de kindertijd. Ze werkt met
alledaagse situaties, dingen die iedereen 
kent en herkent: een schommel, 
een spel, een uitzicht uit een raam. 
Het werk is vaak speciaal voor een 
plek gemaakt. Haar benadering is 
enigszins psychologisch-associatief. 
De herinneringen waar ze aan refereert 
zijn niet specifiek de hare, maar eerder 
algemeen herkenbare ervaringen die 
iedereen had. Ze laat open wat je met 
die herinnering doet, het werk is niet 
didactisch bedoeld.

Paradieshüpfen

isme en het modernisme die de geschiedenis, het heden en de toekomst, het hele menselijke handelen, in een bepaald perspectief plaatsen.
Waar leidde dat toe? Tot vormeloosheid. Begin jaren negentig publiceerde de Amerikaan Francis Fukuyama een boek met de titel Het einde van de geschiedenis 
en de laatste mens.
In de kunst is er sinds lang sprake van pluralisme of de postmoderne overzichtelijkheid. Die begon misschien ergens in de jaren tachtig van de vorige eeuw. Op 

In de film “Schaukel” doet zich een tragikomische situatie voor. Een jonge
vrouw wil op een schommel gaan zitten, maar het lukt niet en ze valt. We weten 
niet waar. De aftiteling loopt van onder naar boven op. Dat doet vermoeden dat 
het wel weer goed gekomen is met de jonge schommelaar.
In een van haar catalogi staat het volgende over de film “Schaukel” geschreven:
The events shown in the video reveal no more about the location than they tell 
us about the woman, who is seen exclusively from behind. The unexpected 
movement of the swing, which only descends, is irritating. However, a standard 
back and forth swinging motion doesn’t appear possible as the swing is too 
close to the wall. As a result the original purpose of this gymnastic apparatus is 
suspended, and its inversion introduces a destructive impulse.
The Swing Video (2002) is typical of Ulrike Möschel’s works, be they 
installations, videos, drawings or text pieces, in dealing with questions of space 
and movement, insularity and transformation, danger and fragility. She creates 
situations in which she gives everyday objects new significance by modifying 
them in some way.

Schaukel
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15 januari 1981 werd in de Royal Academy of Arts in Londen een tentoonstelling geopend met de titel A new spirit in paintig. Het schilderen was terug van 
doodverklaard. Niet langer voerden abstracte Amerikanen de boventoon, maar Duitsers en Italianen (Baselitz, Lüpertz, Chia etc) die teruggrepen op traditie en 
figuratie. De kunsthistoricus Edward Lucie Smith schreef daarover dat de tentoonstelling het idee gaf dat het gedaan was met het modernistische international-
isme. ‘All pretence vanished that contemporary  art possessed intellectual unity.’

Wintertuin met Poetracks en 
schrijver Martijn Brugman Op 
zaterdag 13 november 2011 presenteerde
het GBK in samenwerking met de 
Wintertuin, een literair programma.
In een optreden van “Poetracks” werden
door de singer-songwriters Chop Wood
en Mark Lotterman gedichten van Remco
Campert en W.F.Hermans op muziek gezet.
De Arnhemse schrijver Martijn Brugman
vertelde meeslepende tragikomische 
verhalen rondom het thema “Wegens 
persoonlijke omstandigheden”.

Dat er niet echt meer een lijn of meerdere grote lijnen zijn te onderscheiden, die indruk krijg je ook als je iemand als Hans den Hartog Jager leest. Voor die zeer 
gewaardeerde criticus is de hedendaagse kunst een vrolijke potpourri waar de beschouwer zelf iets van moet maken.
Moetje dat willen tegenspreken? Moet je er niet bij neerleggen. Is een tentoonstelling als deze hier, want daar gaat het over in geen enkel perspectief te plaatsen?
Van tijd tot tijd heb ik nog wel eens een stoutmoedige bui. Dan denk ik, het kan toch niet zo zijn dat de geschiedenis voorbij is of geen enkele richting meer 
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heeft.  Volgens mij is staan we aan de  vooravond van een nieuwe ontwikkeling die al lang gelden is voorbereid. Die ontwikkeling zou je voor het gemak het 
maakbare individu kunnen noemen. Vroeger, in de jaren zeventig was de maatschappij maakbaar. Daar geloven we niet meer in. Maar nu lijkt het veel meer 
dat het individu maakbaar is.
In het moderne denken was het individu juist lange tijd niet of weinig  maakbaar,. Er was grote achting voor het individu en vooral voor het genie, maar dat in-

Inrichting en vormgeving
De aan de bouw gerelateerde 
materialen waarmee de ingreep in de 
ruimte  gedaan is, verwijzen naar het 
ongewisse: er staat iets in de steigers, 
en het gaat hier veranderen.
Een kantelpunt. De desoriënterende 
entree, de structuur van de inrichting 
en de zeer uiteenlopende bijdragen van 
toonaangevende kunstenaars versterken 
het gevoel de weg kwijt te raken. 
Waardoor de bezoeker wellicht meer 
open kon staan voor de verschillen in 
zienswijzen.

dividu was ook een product van het toeval en de natuur en zijn opvoeding en ook min of meer gekerkerd in zichzelf. Neem Sigmund Freud. Als je die leest krijg 
je het idee dat de persoonlijkheid een onbeweeglijke donkere put is, waar je alleen met grote moeite en via de uitleg van dromen in door kunt dringen. Moderne 
kunst was ook lange tijd zelfexpressie, iets wat in de jaren vijftig zijn hoogtepunt had in het abstract-expressionisme. Denk aan Barrnett Newman.
Sinds pakweg de jaren zestig van de vorige eeuw zijn er echter op dat vlak verschuivingen. De psychologische inzichten veranderd. Onze persoon als iets dat in 

Bewegend beeld: http://www.youtube.com/watch?v=aT69w6vXFVM
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onze hersenen is verankerd, wordt gezien als iets dat tamelijk diffuus, vloeibaar en maakbaar is. Gestalt psychologie van Frederick Perls. Daniel Dennett met 
zijn boek Consciousness explained van de jaren negentig is daar een goed voorbeeld van.
Sinds Minimal is ook de kunst veranderd wat dit betreft...

De tentoonstelling ‘Wegens persoonlijke omstandigheden’ werd mogelijk gemaakt door: 

Mattijs Bredewold
Ronald de Ceuster
Sylvia Evers
Koen Hauser
Niels Helmink
Sonja Hillen
Annegret Kellner
Mark Kramer
Edith Meijering
Ulrike Möschel
Rinke Nijburg
Paul de Reus 
Hans Walraven 

Rabobank Stimuleringsfonds Arnhem
Prins Bernhard Cultuurfonds
Gemeente Arnhem
GBK

Met speciale dank aan:

Marlies Leupen, Jessica Helbach, Ietje van den Berg, Henk Brendel, Berna Lohman, Wenda Kieskamp, Lys 
Vosselman, Linda van Sommeren, Merel Holleboom, Helga van Dalen, Eric Goossens, Karen Goossens, Coen 
Vernooij, Dennis Steenbergen, Rogier Jansen, Sybille Eimermacher, Jeroen Glas, René van den Berg, Evelien 
Jansen, Oscar Lourens, Valentino Dorigo, Mirjam Geelink, Marco Hillen, Johannes Buch, Hans Walraven en Rob 
Groot Zevert. 

De mening is nu veel meer dat we zijn wat we van onszelf maken of onszelf en anderen voorspiegelen. Dat voorspiegelen heeft een grote vlucht genomen door 
internet en zaken als facebook. Facebook is misschien oppervlakkig. Maar het lijkt me ergens ook de toekomst van de mens die met allerlei vormen van kennis 
en beeldmateriaal zichzelf construeert. Die zelfconstructie wordt van mensen ook steeds meer gevraagd in de netwerk maatschappij. Je moet aantonen dat je 
jezelf een gezicht kunt geven.
En als deze tentoonstelling ergens inpast dan in deze ontwikkeling. Want op deze tentoonstelling  worden complexe scenario’s aangereikt om aan individuele 
geschiedenissen een vorm te geven. Hoe dat precies in elkaar steekt daar zou ik het hier nog lang over kunnen hebben. Maar laat ik dat niet doen. Laat ik beslu-
iten met te zegen dat de beeldende kunst met deze tentoonstelling weer terug is in deze stad. Was een tijd je weg, MMKA. Kunst in de markt... En deze. Clement 
Greenberg had er geen goed woord voor over gehad. Misschien ...

Wegens persoonlijke omstandigheden is gemaakt naar een idee van Sonja Hillen. De tentoonstelling werd 
samengesteld door July Leesberg en Anneke Ingwersen, in nauwe samenwerking met Sonja Hillen, Marten Hendriks en René 
van Corven.

Fotografie: Jeroen Glas, Sybille Eimermacher, René van Corven, Marco Hillen, Johannes Buch en Eric Goossens.
Teksten: Peter Nijenhuis en July Leesberg.
Vormgeving: René van Corven.


