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genoodzaakt weg te dwalen van de inhoudelijke

kern, zoals we bij Boermans en vooral bij Perceval

kunnen constateren. 

In zijn Geschiedenis van de Russische literatuur

(1985) heeft Karel van het Reve helder uitgelegd “dat

Tsjechovs meesterschap juist het resultaat is van de

uitwijkende bewegingen die hij zijn hele leven

gemaakt heeft om niet bij een bepaalde levens-

beschouwing terecht te komen”. Juist daarom is het

altijd oppassen geblazen wanneer theatermakers

Tsjechov een bepaalde visie willen opdringen. Zijn

stukken moeten voor zichzelf spreken, duidelijk

laten wat duidelijk is, maar vooral ook raadselachtig

laten wat raadselachtig is. 

Naar mijn mening slaagt uiteindelijk alleen

Toneelgroep Oostpool daar met vlag en wimpel in.

De omgang van Tsjechov met zijn personages is 

nu eenmaal ongerijmd en raakt soms zelfs aan het

absurde. Hij is een chroniqueur van het echte leven

en laat de mens zien in al zijn grillen en onhebbe-

lijkheden. Wie Tsjechov wil spelen, moet enerzijds

zijn personages ten diepste liefhebben, anderzijds

kritisch zijn op hun onvolkomenheden – en verder

slechts de tekst z’n werk laten doen. Dan blijkt 

Tsjechov een auteur met een universele boodschap

voor iedere generatie en ieder tijdsgewricht. 

JOS NIJHOF

[K ] DE PARALLELLE WERELD VAN  

TINUS VERMEERSCH

Boven een glooiend landschap vol mosgroene, 

niet nader identificeerbare begroeiing hangt een

grijs-witte wolkenlucht – een aantal minimale,

zwarte veegjes zou op vogels kunnen duiden.

Beneden in het dal licht in het groen een vennetje 

op en schaduwen in het landschap verraden kloven

en valleien. Een afgeronde monoliet doet denken aan

de rug van een groot dier dat zich in het verwilderde

groen heeft neergevlijd en elders steekt, als een

ijkpunt, een stok verticaal de lucht in. Behalve die

stok die beslist door mensen opgericht is, zijn er

geen verwijzingen naar menselijke aanwezigheid.

Het is onduidelijk waar we zijn en in welke tijd we

ons bevinden – voor ons ligt een imaginair

landschap, een parallelle wereld die wel aanknoopt

bij wat wij kennen, maar die tegelijk onbekend is.

Het is de wereld zoals Tinus Vermeersch (°1976,

Kortrijk) die schetst in zijn tekeningen en schilde-

rijen. Sinds 2012 verkent de kunstenaar – over wie

onlangs een publicatie uitgegeven is bij Platform

voor actuele kunst Be-Part in Waregem – in zijn werk

het landschap, niet vanuit de realiteit, maar vanuit

zijn verbeelding. Hij werkt zonder vooropgezet doel:

zeer intuïtief begint hij met het opzetten van een

aantal lijnen, om van daaruit de landschappen

zichzelf te laten dicteren. Zo ontstaan tijdloze,

mythische omgevingen zonder specifieke taferelen –

in de hele reeks die hij tot nu toe al op papier

vastlegde, is het landschap zelf in beweging, bijna 

als een personage. Voortdurend tast Vermeersch

daarbij de grens af tussen abstractie en afbeelding,

zoekend naar het kantelmoment wanneer verf

afbeelding wordt.

Het kleurenpalet dat hij hierbij hanteert, is eerder

beperkt – van grijs-blauw over groentinten naar

aardetinten zoals okergeel en rood – en zeer

natuurlijk. De kunstenaar werkt in tempera op

papier: zijn werk begint, bijna ritueel, wanneer hij

zelf het papier prepareert en ook het aanmaken van

zijn tempera doet hij dagelijks zelf – Vermeersch

hecht er belang aan te weten hoe dingen gemaakt

zijn en wil dit proces dus in de hand houden.

Tegelijk is tempera een materiaal dat veel minder

flexibel is dan bijvoorbeeld olieverf of synthetische

verven en dat hem ertoe dwingt zijn grenzen af te

tasten. Want hoewel hij werkt met verf van vroeger

(tempera zou al in de Romeinse tijd uitgevonden

zijn), past hij die op een heel eigen, hedendaagse

manier toe.

De landschappelijke context die Vermeersch

sinds vorig jaar schetst, is een logische voortzetting

van zijn vroegere werk. Dat bestaat uit tekeningen 

en etsen waarin hij eerder focuste op details en 

taferelen die zich afspeelden in een grotere context,

zonder dat die zichtbaar was – Vermeersch richt in

zijn recente landschapsschilderijen zijn aandacht op

het grotere verband in plaats van op details.

De detailtekeningen en -etsen tonen de ene keer

een boom met een sierlijk meanderende kruin, dan

piepkleine figuurtjes bovenop een enorme hooiberg,

of verwikkeld in één of andere onduidelijke

handeling (een spel?), ook nu al met de stokken die
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later in de landschappen zullen opduiken; we zien

aan vogels refererende mensfiguren, vuur met

krullende vlammen die in de lucht hangende

donderkoppen likken, en een enkele keer staan

mensfiguurtjes gevangen in een geometrisch,

anachronistisch aandoend omhulsel. Verschillende

tekeningen hebben een absurdistisch trekje en soms

duiken er geschreven woorden op in de marge, die

wel een indruk van betekenis wekken, maar in se

niet leesbaar zijn.

Overigens zijn de details zelden van heel dichtbij

te zien; Vermeersch tekent ze in de verte, bijna alsof

je ze door een spleet waarneemt. In dat opzicht leunt

zijn werk aan bij het oeuvre van kunstenaars – aan

wie in de meeste teksten over zijn werk gerefereerd

wordt – als Bruegel en Dürer, die hun taferelen in

verschillende diepteplannen opbouwden, met een

duidelijk voorplan, middenplan en ook gebeurte-

nissen aan de horizon. De kunstenaar raakte al

tijdens zijn studies (in Gent studeerde hij schilder-

kunst aan de academie en beeldhouwkunst aan 

Sint-Lucas) gefascineerd door de tekenkunst van

oude meesters – qua werkwijze laat hij er zich door

inspireren. Zorgvuldig bouwde hij in zijn teken- en

etswerk zijn werkelijkheid op in een gedetailleerd en

gracieus spel van lijnen en arceringen.

Inhoudelijk ziet de kunstenaar zichzelf eerder in

de lijn van niet-Europese tradities – bijvoorbeeld van

de Chinese tekenkunst, met tekeningen opgebouwd

volgens bepaalde patronen – en van de naar Amerika

geëxporteerde Europese traditie: de schilders die het

nieuwe, onbekende Amerikaanse land op doek

vastlegden en daarbij ook een zekere bevreemding

schiepen. Vermeersch’ werk ademt de sfeer van de

eerste ontdekkingen die geïllustreerd werden, niet

op basis van ooggetuigenverslagen maar van

verhalen via via – hij legt vast wat zou kunnen zijn.

Bepalend hiervoor noemt hij het feit dat hij als tiener

alles las wat er in de bibliotheek beschikbaar was

over de oorspronkelijke culturen van Amerika, van

de expeditie van Lewis en Clark tot de verslagen van

George Catlin, die als eerste de Mississippi overstak

om de indianen te beschrijven en portretteren.

In 2009 maakt Vermeersch, schijnbaar volledig

in disharmonie met de rest van zijn oeuvre een reeks

van twaalf tekeningen die stadslandschappen

weergeven – de reeks ontstond nadat hij een jaar in

New York werkte als assistent van zijn broer

(kunstenaar Pieter Vermeersch). De werken tonen

rijen opeengepakte huizen en verschillen visueel van

zijn landschappelijke werk. Niettemin liggen ze qua

werkwijze in het verlengde ervan: ook in deze

tekeningen heeft de kunstenaar zijn intuïtie laten

spreken en zo ontstonden de stedelijke omgevingen

met gebouwen die nu eens in opbouw lijken, dan

weer in afbraak. En evenmin als in de rest van zijn

Tinus Vermeersch, zonder titel, 2005, 8 x 13,5cm, bruine inkt en aquarel op papier 

© Tinus Vermeersch / Hopstreet Gallery Brussel.
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werk is de vinger te leggen op de tijdsperiode waarin

we ons hier bevinden of op de plaats.

Naar analogie met het theater, waar in theater-

stukken de focus ligt op een groter geheel dat op 

het podium zelf onzichtbaar blijft, kan het werk 

van Vermeersch wel gezien worden als decor, als 

een enscenering van de werkelijkheid. Zowel de

gebouwen als de landschappen zijn puur façade, 

een stuk van dit decor waar dingen staan te 

gebeuren of al gebeurd zijn.

De – zeer arbeidsintensieve – sculpturen waar

Vermeersch blijvend ook mee bezig is en die 

teruggrijpen naar elementen uit zijn tekeningen 

(zo maakte hij bijvoorbeeld een sculptuur van de 

bek van de mensvogels in zijn andere werk) zouden

in dat opzicht gezien kunnen worden als de

rekwisieten. Ze kunnen beschouwd worden als

elementen uit zijn parallelle wereld, elementen van

het theater zoals hij dat naar voren schuift.

ANNE-MARIE POELS

www.tinusvermeersch.be

[K ] EEN ONTMOETING MET DE INWONERS VAN TÍ.

FOTO’S VAN KOOS BREUKEL EN ROY VILLEVOYE

Talloze keren heb ik het fotoboek Tí al doorgebladerd

en nog kan ik het niet wegleggen. Het is een album

vol portretten van, voor mijn gevoel, verre verwanten.

Geen echte familie, het zijn leden van de gemeen-

schap Tí, een dorp in het afgelegen oerwoud in

Papoea, de voormalige Nederlandse kolonie Nieuw-

Guinea. Maar voor de liefhebbers van het oeuvre van

Roy Villevoye is het alsof je kennismaakt met de

neven en nichten van de mensen die je al kende.

Sinds Roy Villevoye naar de Asmat reist – zijn eerste

reis maakte hij in 1992 – heeft hij onnoemelijk veel

beelden mee teruggebracht. Zo zijn we vertrouwd

geraakt met een samenleving die totaal anders is dan

de onze. De mensen in de Asmat zijn zelfvoorzienend

en leven van visvangst, jacht en de vruchten van 

het bos. 

Villevoyes foto’s zijn echter niet het studiemate-

riaal van een antropoloog of de souvenirs van een 

reiziger. Hij is een conceptueel kunstenaar en het

visuele resultaat van zijn contacten is steeds ge-

baseerd op uitwisseling en interactie, een actuele

werkwijze in de beeldende kunst. Als er mensen op

zijn foto’s stonden, was dat vaak in functie van een

idee. Kleur bijvoorbeeld is een leidraad geweest 

voor een project dat in onze musea is geëxposeerd.

Spoedig na de eerste reis spatten drie grote prints

van de muren van het Amsterdamse Stedelijk 

Museum: Kó (Showing Primary Colours in Kombai)

uit 1995. Op een open plek in het bos, te midden 

van een zee van groene en bruine tinten, houden

twee mannen een felgekleurd blad papier op. Ze

tonen het zo dat het blad parallel loopt aan het vlak

van de foto, alsof de rest omlijsting is. De foto’s 

vormen een drieluik waarvan de ratio berust in de

drie basiskleuren waarop ons westerse drukwerk

gebaseerd is: magenta, cyaan en geel. Wat voor de

mannen van Kombai een aanstekelijke gebeurtenis

met kleur moet zijn geweest – in de Asmat houden

ze van vertoon – vormde voor Villevoye een

verbinding met zijn vroegere schilderijen. Een

vreugdevolle verbinding, want het waren juist zijn

studies op basis van Mondriaans primaire kleuren in

combinatie met huidkleuren en make-up, die hem,

destijds toch een succesvol schilder, hadden doen

Tinus Vermeersch, zonder titel, 2010, 30 x 99 cm, zilverstift op papier © Tinus Vermeersch / Hopstreet Gallery Brussel.


