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Het voorrecht van de tijdelijkheid 

De tentoonstelling Tijdelijk Verblijf is een eigenzinnige presentatie waarin beeld, ruimte en tijd op elkaar inwerken 
vanuit wisselende standpunten. 
Een voortdurende botsing, verzoening en dialoog tussen kunstenaar, werk, toeschouwer en omgeving. 

Curatoren Annemie Van Laethem en Tanya Rumpf£ kozen twee kunstwerken als basis : 
Uffizi Ponte van Michelangelo PISTOLETTO en Fragment uii zelfportret als gebouw ... van Mark MANDERS. 
De confrontatie tussen deze twee werken wordt aangevuld met een selectie van 27 (inter) nationale kunstenaars. 
Het geheel is een constellatie van beelden en identiteiten. 

Tot waar kunnen wij doordringen in de men.tale en fysieke wereld van de kunstenaar om aldus dat 'tijdelijk verblijf' 
te ervaren? Het antwoord is slechts te vinden door zelf het samenspel van temporaire werelden binnen te gaan en er 
deel van te worden: kort, Jang, maar nooit voor altijd. Uiteindelijk is alles perspectivisch, particulier en plaatselijk. 
Eeuwigheid is alleen voor goden; aan mensen het voorrecht, het risico en de esthetica van de tijdelijkheid. 



Jacqueline 
Machado De Souza 

Muren horen vanouds bij de oudste communicatiemiddelen. Ze bepalen 
wie bij de groep hoort en wie niet, als grens tussen intramuros en 
extramuros zijn ze bij uitstek een extensie van de mens. 
In Brazilie warden buitenmuren in verkiezingstijd gebruikt voor 
politieke propaganda. Speciale equipes beschilderen huizen, gebouwen 
en ommuringen met informatie die toeschouwers moet verleiden tot 
gewenst stemgedrag. De semantiek van korte, ritmische frases en de 
layout en lettertypen zijn veelal ontleend aan de lokale tradities van 
muurreclame en populaire cultuur. Muren als dragers van visuele 
boodschappen waarbij het primair gaat om het in het geheugen graveren 
van namen en nummers, en niet om inhoud of ideologie. 
De fotografische beelden van Muros scheppen een onthullende afstand. 
De symbolen van eigendom en uitsluiting komen uit de verf als 
strategieen om sociaal-politieke verhoudingen aan het zicht te onttrekken 
en te bekrachtigen. 
Aldus toont Muros de wereld als een constellatie van sprekende en 
verzwijgende muren. Een bonte bricolage van volksaard, vocabulaire, 
architectuur en marketing. De facade als een impliciete oproep tot het 
afbreken van muren. Als medium van vele boodschappen nemen ook de 
muren zelf het woord. 



Moshekwa 
Langa 

Langa laat zich inspireren door materialen en ideeen uit zijn directe 
omgeving. Zo brengt hij de Zuidafrikaanse cultuur aan ons over. Tegelijk 
houdt hij zich bezig met overgangen op verschillende niveaus en de 
overgang van situaties in multimedia kunstwerken. 
Langa gebruikt portretten van inwoners van zijn stad of vangt hen 
in alledaagse situaties. Hij combineert dit met transities, zoals in zijn 
videowerk uit 2001. In 'Where do I begin' filmt hij bewoners van zijn 
geboorteplaats Bakenberg die de bus instappen, op weg naar een grotere 
stad. Hij zoomt in op hun schoenen. Onder deze alledaagse situatie 
laat hij een romantische song horen. Zo wordt het werk typerend voor 
Langa's universum. Het lijkt te bestaan uit instabiele fragmenten, toch 
adresseert het de realiteiten van het dagelijks bestaan. 
Langa's werk gaat over identiteit, sociale relaties en religieuze rituelen. 
Hij noemt zichzelf een documentalist. Hij observeert het leven en schept 
kaarten van de geografische en psychologische geschiedenis. 



Guillaume 
Bijl 

Sinds het einde van de jaren zeventig verkent Guillaume Bijl de grenzen 
tussen kunst en maatschappelijke werkelijkheid. 
Hij gebruikt banale, vaak zelfs triviale elementen uit de dagelijkse 
realiteit als uitgangspunt voor zijn werken.Die elementen worden uit hun 
dagdagelijkse context gerukt en naar een neutrale, onverwachte plaats 
overgebracht.De toeschouwer wordt verplicht een andere houding aan te 
nemen tegenover die 'geplaatste' realiteit.Hij observeert aan de zijlijn en 
de illusie die achter elke werkelijkheid schuilt, komt onverbiddelijk bloot 
te liggen.De 'hedendaagse archeologische stillevens', of geplukte stukjes 
werkelijkheid, verhouden zich volgens Bijl tot zijn grotere installaties 
zoals schetsen tot een groot schilderij.Ze kunnen de vorm aannemen van 
bijvoorbeeld 'een stemhokje', een vitrinekast of een winkelrek, mar dan 
eerder als sculpturen op zichzelf- of als kunst tout court dus- dan als 
werkelijkheidsafspiegelingen van de werkelijkheid. 
Het is also£ Bijl opereert als een antropoloog in de toekomst die 
onze alledaagse wereld nu al museaal vastlegt.De bezoeker ziet zich 
geconfronteerd met werken, die zich een op een verhouden tot de 
werkelijkheid.Waarom zou dat kunst zijn? 
Met zijn installaties veroorzaakt Bijl kortsluiting in het kunstsysteem. 
Hij maakt de voorwaarde onmogelijk waardoor iets'kunst' zou kunnen 
worden. 



Mark 
Manders 

Al deze werken van Mark Manders vormen, fragmenten van zijn 
'zelfportret als gebouw'. Dit is een imaginair huis waar de kunstenaar 
zijn dromen, gedachten en herinneringen in onderbrengt. De fragmenten 
waarover het M HKA beschikt, zijn twee potloodtekeningen, een 
sculptuur en een installatie. De tekeningen tonen delen van het lichaam 
van een figuur. De sculptuur en de installatie bestaan uit assemblages van 
kleine voorwerpen. Lucifers, batterijen of potloden warden onbruikbaar 
gemaakt door de verkeerde toepassingen. 
De opstelling en invulling van het huis varieert steeds, net zoals de 
gedachten van de kunstenaar. 
Elk werk van Manders kan zelfstandig functioneren, maar kadert dus 
ook in een groter geheel, in zijn persoonlijke interpretatie van de wereld, 
in een oeuvre. Zo is elk werk een fragment van een gebouw, van een 
zelfportret, van een zelfportret als gebouw. 
Het 'zelfportret als gebouw' is een work-in-progress. Wanneer de dingen 
in het gebouw anders geordend of geplaatst warden, verandert ook 
(onze kijk op) het zelfportret of de identiteit van de kunstenaar. Het is als 
het ware een onderzoek naar identiteit, een identiteit met verschillende 
kanten, een identiteit die evolueert. 



Tadashi 
Kawamata 

Tadashi Kawamata maakt al sinds 1986 ingrepen aan huizen en pleinen. 
Voor zijn constructies gebruikt hij meestal oud materiaal.Het idee van 
circulatie - en recycleprocessen staat in zijn werk centraal. Hij maakt 
tijdelijke structuren en wil het constructieproces tonen.Mensen komen 
er iedere dag langs,zodat ze het proces van bouwen en afbreken kunnen 
volgen.Het werk verandert iedere dag.Als het werk is afgebroken, is zijn 
project klaar.Hij komt alleen maar langs en veroorzaakt een tijdelijke 
verandering ... 



Kris 
Vleeschouwer 

Kris Vleeschouwer (Mortsel, 1972) maakt installaties en sculpturen 
met enerzijds een industrieel en technologisch karakter, en anderzijds 
gebruikt hij recuperatiematerialen en dagdagelijkse objecten. Dikwijls 
doet interactie met de toeschouwer of omgeving de installaties bewegen. 
Hierbij speelt toeval en willekeur een grote rol. Humor, agressie, actie en 
reactie zijn belangrijke elementen. Het werk getoond in de tentoonstelling 
"Tijdelijk Verblijf" bestaat uit een grote tafel waarop 13 glazen staan 
die op onregelmatige tijdstippen bekrast warden door traag op en neer 
bewegende metalen pinnen. Het werk heeft een dubbelzinnige lading: het 
fragiele en ijle geluid van het krassen over het glas verwijst tevens naar de 
vergankelijkheid en kwetsbaarheid van het leven. 



Koen 
Vermeule 

Als een songwriter componeert Koen Vermeule (1965) zijn schilderijen. 
Samples uit verschillende werelden smeedt hij samen tot een 
hedendaagse (stedelijke) realiteit die diepgaand gelijkvormig is. Tegen het 
decor van deze generieke omgevingen, die ondanks hun abstractie en het 
feit dat ze zich overal zouden kunnen bevinden heel specifiek van sfeer, 
licht en toon zijn, bewegen de global nomads zich met een jaloersmakend 
gemak. Schijnbaar moeiteloos voegen ze zich in hun omgeving. 
De personages die Vermeule's schilderijen bevolken, lijken stevig 
op welke grond dan ook te staan met hun zware hiphopschoenen of 
hippe hakken. 'Zazen' heet het schilderij van een oosters aandoend 
meisje in kleermakerszit. Maar hoe ver is zij verwijderd van de Japanse 
contemplatie; verveeld en in zichzelf besloten, tegen de achtergrond van 
de nachtelijke kermis van een popfestival. Andere doeken tonen een 
eigentijdse dame in rood temidden van meteorologisch geweld of een 
groepje hemelbestormende jongens in en rond een auto tegen de vuurzee 
van een ondergaande zon aan het strand. Een donkere schoonmaker 
pauzeert op een stoel en lijkt zich compleet te distantieren van zijn 
omgeving. Hij gaat helemaal op in zijn eigen wereld met zijn mobiele 
telefoon, waardoor hij in verbinding staat met elke mogelijke plek op 
aarde. 
Het zijn individuen van deze tijd, die Vermeule portretteert in de 
pauzelandschappen waar ze zich toevallig ophouden op het moment dat 
het schilderij zich aan je voordoet. 
Sterk gesticulerend of bedachtzamer, opgaand in hun bezigheden of hun 
strikt persoonlijke gedachtewereld. Je zou ze overal kunnen tegenkomen. 
Vermeule's nauwkeurige scenes verheffen de vluchtige momenten uit 
hun alledaagsheid en tonen de werkelijkheid in een verhevigde vorm. 
Het is de houding van de hedendaagse genera tie die hij schildert, dicht 
op de huid van de tijd. 



Esther 
Tielemans 

Het vertrekpunt is de schilderkunst, maar de werken van Esther 
Tielemans hebben zich in de loop der tijd steeds meer ontwikkeld als 
ruimtelijke schilderijen die een relatie aangaan met hun omgeving en 
toeschouwer. 
In haar werk speelt, buiten de schilderkunstige traditie, ook het 
gecultiveerde landschap en onze artificiele omgeving een belangrijke 
rol. Door het gebruik van felle kleuren, decormatige objecten en 
aantrekkelijke materialen wordt het onnatuurlijke en geconstrueerde 
aspect benadrukt. De schilderijen worden vaak geplaatst in een theatrale 
opstelling waarbij de epoxy zorgt voor een plastic en spiegelend uiterlijk. 
In deze spiegeling ontstaat een nieuwe werkelijkheid waarin abstractie 
en figuratie samen een nieuw beeld vormen, de toeschouwer ziet zichzelf 
en zijn omgeving weerspiegeld en wordt onderdeel van het werk. Het 
onderscheid tussen werkelijkheid en fictie word steeds onduidelijker en 
de grenzen steeds vager. 



Alexandra 
Leykauf 

Haar werken gaan over het zoeken naar het eigen standpunt, het 
standpunt van de kijker voor het werk, maar ook in het algemeen het 
eigen stand punt in de wereld. Zij voelt zich tot het theater aangetrokken, 
omdat het een verdichtte vorm van de werkelijkheid is. Waar bevindt 
men zich in verhouding tot de enscenering, kan men achter de 
coulissen kijken, of is ieders plaats in de zaal vastgelegd, hoe verandert 
het perspectief als men zijn plaats verlaat, heeft de ruimte buiten de 
geconstrueerde realiteit van het theaterstuk of film nog andere eigenschap 
wat tijd, karakter en betekenis betreft, geeft het een directe belevenis, een 
mogelijkheid de representatie te doorbreken, en wat blijft er over als de 
representatie, de aan een medium verbonden weergave van een zekere 
inhoud, wegvalt? 
Uitgangspunt van de papicr-mache reliefs waren in boeken gevonden 
afbeeldingen van bioscoopzalen, waar een drastisch van het 
centraalperspectief afwijkend brandpunt gemeenschappelijk is. Aan 
de reliefs kan een tweevoudig overzetting toegeschreven warden: 
architectuur tot een fotografische afbeelding en deze afbeelding tot een 
driedimensionaal relief. Het perspectief van de fotograaf wordt door het 
sculptuur afgedwongen, dat ontstaat niet alleen uit de verhouding van de 
kijker tot het object, maar uit het object zelf. Daaruit ontstaat dat de kijker 
het aangeboden perspectief volgt, of dat het object de kijker vanuit de 
andere kant zien kan. 



Marc 
Oosting 

Oosting is gefascineerd door tekst en tekens en de mogelijkheid om 
tekst en tekens letterlijk en figuurlijk in de verschillende dimensies te 
parachuteren. Zijn werk is altijd dynamisch en fysiek. In de meer dan 
manshoge 'schilderijen' draait het om het ruimtelijke en het sculpturale. 
Hij werkt met verf, tape en verfstiften op glas. Wat de beschouwer te zien 
krijgt is tekst, een reeks letters die samen woorden vormen, en vervolgens 
een zin met betekenis. Qua vorm oogt de reeks letters, dankzij het 
perspectief waarin ze geplaatst zijn en door de intelligente en sensitieve 
manier waarop Oosting zijn techniek inzet als architectuur, monumentaal 
en ruimtelijk. 
Aan een kant van het glas maakt Marc Oosting een tekening. Vervolgens 
haalt hij het glas uit de lijst en plakt de tekening af. De tape laat hij zitten 
om daar dan weer overheen te schilderen. Als dat klaar is wordt het glas 
weer omgedraaid. Zo ontstaat er ruimte achter de tekening en gebeurt 
er iets wonderlijks. De beschouwer wordt de ruimte van het schilderij 
ingetrokken, doordat hij de positie inneemt die normaal gesproken door 
het doek wordt ingenomen. Hij wordt zelf - dankzij de transparantie van 
het glas - als het ware drager van het beeld en bevindt zich er (a la 'Being 
John Malkovich') middenin. 


