Alle, En Avant!

Van 9-11-12
Tot 12-11-12

Een tentoonstelling in het geneesherenhuis, Antwerpen
met:
Nick Andrews, Nicolas Baeyens, Anton Cotteleer, Benoit Félix, Karolien Hamers,
Athar Jaber, Nadia Naveau en Jochem Vanden Ecker, Petr Vasicek




Visie

Zeven beeldhouwers en twee schilders in één groepstentoonstelling, dat is eerder
uitzondering dan regel.

De organisatie van deze tentoonstelling zou los moeten staan van invlioeden van de
gekende kunstinstituten en ook van de grote kunstmarkt. Het is de bedoeling om de
kijker een alternatief te bieden voor de gangbare norm in de kunstwereld op dit
moment. Dit wil niet zeggen dat de deelnemende kunstenaars niet participeren of niet
willen participeren aan dit circuit, maar op dit ogenblik vinden ze het tijd voor een
nieuw ruimer perspectief van wat kunst kan en moet zijn, en wat het los van de
gevestigde waarden te vertellen heeft.

De samenstellers maken hun keuze, los van nationaliteiten, gewesten, gekende en
minder gekende kunstenaars. Ze komen samen omdat mekaars werk inspirerend
werkt, omdat ze geboeid worden door de anderen.

Deze kunstenaars zijn ,voorlopig, maar hoogstwaarschijnlijk definitief: Nick Andrews,
Nicolas Baeyens, Anton Cotteleer, Benoit Félix, Karolien Hamers, Athar Jaber , Nadia
Naveau en Jochem Vanden Ecker, Petr Vasicek.

Het geneesherenhuis biedt zich aan als een perfect eclectisch decor. Hier zullen we
neerstrijken als buitenaardse wezens die monumentaal werk in de ruimte zullen
plaatsen, inspelend op of contrasterend met die ruimte. Op deze manier zal een
smeltkroes ontstaan van verschillende werelden.

Het ultieme hoofddoel is een bruisende, levendige tentoonstelling te organiseren die
nog lang zal nazinderen in de hoofden van vele mensen en die misschien een start
kan zijn voor een minder hermetische Antwerpse kunstscene.







Nick Andrews

Nick Andrews (1972) zweert bij de drie basiskleuren: rood,
blauw en geel: “Ik wijk nooit af van deze drie kleuren. En als
ik bijvoorbeeld paars wil, dan maak ik die kleur eerst door
blauw en rood te mengen tot ik de juiste tint heb. Pas dan
wil ik gaan kijken of ik die precieze tint kan vinden in acryl
golden, de beste acrylverf die er momenteel is.”

Nick Andrews

Tijdens zijn tweede of derde jaar aan de Academie had hij
een zonnebril gekocht met rode glazen: “In het atelier waren
plots alle kleuren gefilterd. Werken die ik uitsluitend in de
drie basiskleuren had gemaakt, zag ik vertaald naar zwart en
wit zodat ik heel helder zag hoe de contrasten zich verdeel-
den.

"Ik heb echter nooit de behoefte gevoeld om in witte, grijze
en zwarte tinten te gaan schilderen. Overigens is dat een te
gemakkelijke techniek.”

Nick Andrews

Ziin schilderijen bouwt hij op vanuit de kleur. Lichtere kleuren
zwellen en deinen uit, de schaduwpartijen zijn eerder geo-
metrisch waardoor hij een grote beweeglijkheid en sierlijke
ritmiek bereikt, een filmisch effect: “Dat effect bereik ik door
mijn onderschildering lineair te maken. Voor de overschil-
dering gebruik ik het tegenovergestelde: grillige, gekromde
penseeltrekken met een duidelijke toets. Daarbij komt het
spel tussen lichte en schaduwrijke partijen, de afwisseling
tussen zachte en harde kleuren waardoor het licht gaat weer-
kaatsen.”

En met die speelse, grillige, vage vormen bereikt hij dat op
het doek "Gambler’s alley" ("Het doodlopend straatje van de
gokker™) de vloer (intuitief) een bloemenmotief krijgen, bloe-
men die doen denken aan de waterlelies van Monet.







Nicolas Baeyens

De onmiddellijk herkenbare sculpturen van Nicolas Baeyens
(1980) bestaan uit knipsels van staal die rond een basis-
structuur gebogen, geplooid en gehamerd worden en die,
losjes en opzettelijk slordig aan elkaar gelast, zotte, dynami-
sche volumes vormen. Soms worden ze gecombineerd met
rode lycra kousen. Nu worden ze ook beschilderd. Baeyens
ken ik sinds ik hem heb ingewijd in de geheime carrosse-
rie-plooi-las-uitblustechniek van Panamarenko, die hij nog
steeds gebruikt. Ik ben verrukt door twee nieuwe sculpturen,
waarin Baeyens zijn grenzen op twee verschillende manieren
verlegt. In een eerste, roos geschilderde sculptuur heeft hij
grote delen van de steunende structuur bloot gelaten, als
pootjes, en gebruikt om functieloze, extra volumes te maken.
Cirkels worden niet gemaakt door een staaf rond te plooien

, maar door vier kwartjes aan elkaar te lassen: echte poézie
van het bouwen en denken in de ruimte. De tweede nieuwe
sculptuur werd ter plekke gemaakt en al improviserend op-
gebouwd. De opzet is losser, op een andere manier speels,
als een luchtige collage. Wie deze sculptuur heeft gezien
moet nadien gaan kijken naar de bijzondere, anderhalve mi-
nuut durende, in een lus gemonteerde film Good, Bad, Ugly,
waarin Baeyens vijf lagen van dezelfde film over elkaar heeft
gemonterd, waarbij de verschillende lagen zichtbaar worden
doorheen uitgeknipte silhouetten of landschappen. (Dertien-
duizend bewerkte frames: zes maanden werk). Ik vind het
altijd indrukwekkend te zien hoe het kijkbeeld of de bena-
dering van een kunstenaar terug kan keren in werken die
helemaal anders gemaakt worden.

Hans Theys, 2008







Benoit Felix

Benoit Félix: De tekening als ruimtelijk object.

“Een tekening die eigenlijk geen tekening is, want een ruim-
telijk ding. Tegelijkertijd is het geen ding, want als we dich-
terbij komen zien we dat het enkel een spoor is van dat ding,
een uitgesneden spoor,” schrijft Benoit Félix (1969).

De kunstenaar speelt met het gegeven van de tekening als
omlijning van de werkelijkheid. De tekening creéert een nieu-
we realiteit op het tweedimensionale vlak, maar eens we dat
getekende object uitsnijden verliest het zijn realiteit. Waar de
ladder op de tekening nog mooi recht stond, wordt ze nu iets
slap en willoos.

We tekenen de objecten, we maken er een beeld van alsof
ze echt bestaan, maar de lijn zelf maakt geen deel uit van

de realiteit. Zolang een beeld een beeld is, zegt het niet dat
het bestaat. Eens de tekening uitgeknipt en 'geplaatst' in de
ruimte, houdt het op een beeld te zijn, maar wordt het een
object.

Een uitgeknipte tekening van draden kunnen we ophangen

in de ruimte zoals een werkelijk ding. Maar het is als een
valstrik ophangen. Want als iemand verstrikt geraakt in één
van die draden is het niet de toeschouwer die valt, "maar het
kunstwerk zelf dat valt.”

©Eva Steynen op basis van een tekst van Benoit Félix.







Karolien Hamers

Karolien Hamers (1982)maakt voornamelijk grote structuren
en installaties waarin ze hout als basis gebruikt en
combineert met de meest uiteenlopende materialen als
touw, cement, gravel, verf, kalk, klei, metaal, dierenhuiden,
polyurethaan,pigmenten, teer. Karolien Hamers is gefasci-
neerd door de manier waarop mensen rondzwerven op de
aarde, op zoek naar een habitat, een plek om te leven.

In haar structuren probeert ze dat gevoel te vertalen zonder
daarbij expliciet politieke kritiek te uiten op de manier waar-
op het immigratiebeleid gevoerd wordt. Het zwerven over de
wereld wordt iets eeuwigs. Mensen vinden nooit hun juiste
habitat. Vandaar ook haar “in situ”-kunst: de installatie die
ze bouwt kan ergens anders opnieuw opgebouwd worden, in
dezelfde opstelling of in een andere.







Athar Jaber

The son of Iraqi artists, Athar was born in Rome in 1982 but
grew up in Florence.

There he sketched the old world-famous sculptures that do-
minate the city's street-scape. Drawing still plays a big role in
his work, with his sketchy drawings of his sculptures being a
second focus of his artistic efforts.

Later on, he lived in the Netherlands and, in 2004, decided
on his own initiative to enrol at the Royal Academy of Fine
Arts in Antwerp, Belgium to study sculpture. In 2007, he
completed his Bachelors degree, earning a Masters one year
later with the presentation of an over-life-sized marble-sculp-
ture of about 600 kilogram.

This sculpture is the first in a series of four and it is titled
"Opus 4 nr. 1". Parts of an unclothed male body seem to
release twisted and tortured from the in parts raw Carrara
marble.

The heavy, classic material — very detailed and technically
excellent worked - contrasts with the in parts anatomical in-
correct extremities. Athar gives an advice by explaining that
Michelangelo and Francis Bacon enthuse and inspire him.
Trained by drawing the famous sculptures of Florence - the
hometown of his childhood — he combines in his work the
classical and the contemporary. He extends Michelangelo with
achievements of the past century and finds new ways to deal
with the human body and figurative marble-sculpture, which
did not play a major role in the art oft he last decades.







Nadia Naveau

Het sculpturale werk van Nadia Naveau (°1975), woont en
werkt in Antwerpen) is in de kern doorgaans figuratief en
haar manier van opbouwen is op klassieke leest geschoeid.
In de uitvoering toont zij steeds een meesterlijke vormbe-
heersing.

De beelden ontstaan uit indrukken die ze overal kan opdoen:
magazines, reizen, ... De belangrijkste inspiratiebron is ech-
ter de ‘geschiedenis’ van de beeldhouwkunst zelf. Zelf vertelt
ze: Ik vind het belangrijk dat een beeld vervreemding op-
roept. Ik hou van beelden die mij aantrekken, maar waarbij
ik op het eerste gezicht niet weet wat ik ermee moet aanvan-
gen, wat de bedoeling ervan is. Een beeld moet een beetje
vreemd zijn, een beetje maf.







Jochem Vanden Ecker

Hoe maakt Jochem Vanden Ecker (1976, Maaseik) zijn be-
sloten artistieke praktijk publiek? Deze vraag is voor FLACC
het vertrekpunt van een gezamenlijk traject. De 'voyageur'
spreidt in 2007 zijn tijdelijke werkvloer uit in Genk van
waaruit hij continu zijn omzwervingen opzet. Wanderlust en
nomadisme zijn sleutelbegrippen voor de kunstenaar. Sub-
tiele ontdekkingen en ervaringen tijdens wandelen en rei-
zen vormen de basis van een ruim fotografisch archief, een
verzameling artefacten en performances. De scheidingslijn
tussen leven en artistiek werk is flinterdun en de praktijk van
de kunstenaar is deels autobiografisch.

De hybride werkwijze van de kunstenaar vraagt een bijzon-
dere omkadering. In dialoog met de kunstenaar zet FLACC
een eigenzinnig publicatiebeleid op. Vanuit het voortdurend
evoluerende beeldenarchief wordt een serie prenten, vouw-
bladen en edities uitgegeven en gedistribueerd. Ook on line
voorziet de kunstenaar enkele aanvullende ingrepen. De
reeks vormt een beeldend verslag van recente expedities,
zowel in Genk als internationaal (oa. Thailand, Slovenig, VS,
...). Jochem Vanden Ecker studeerde eerder fotografie aan de
Media and Design-academy, Genk en woont de laatste jaren
in Antwerpen.







Anton Cotteleer

De inspiratie van Anton Cotteleer (1974) komt vaak voort
uit de Vlaamse huiskamer waar 'plumeaus' en 'toile cirée' in
thuis horen. Steevast betreft het gestandardiseerde cultu-
rele objecten en merkwaardig genoeg schijnen die zich, voor
de bezitters ervan, gedurende hun levensloop opgewerkt te
hebben tot hoekstenen van hun bestaan. Dergelijke objecten
oriénteren niet alleen letterlijk de bewoonde ruimte, maar
blijken evenzeer een materieel houvast op mentaal vlak te
zijn. De artistieke strategie van Anton Cotteleer bestaat er nu
uit de relatie tot deze huiselijke objecten en de levensvisie
die er achter verscholen zit te verstoren. De betekenis van
de objecten kantelt en ze ontpoppen zich verontrustend tot
trofeeén uit een taxidermistische wereld: koloniaal exotisch,
retrospectief behoudend en de realiteit escapistisch nege-
rend. Beschaving schijnt synomiem te staan voor controle
opdat de chaotische wereld beheersbaar wordt, precies dit
wordt onderuit gehaald.

Stef Van Bellingen







