
121

the Enlightened een goed voorbeeld vond van het

exotisme dat veel door westerlingen gemaakte

documentaire films over de zogenaamde Derde

Wereld doorspekt. Harris: “Omdat De Pue in de film

niet duidelijk maakt wat documentair is en wat fictie

in zijn verbeelding van de regio, valt niet te zeggen in

welke mate de kinderen in de film worden

geëxploiteerd. Kijkend naar de kinderen die

voorzichtig een landmijn uit een kaal landschap

halen, vraag je je eerst af in welke mate De Pue de

gebeurtenissen heeft beïnvloed door enkel zijn

aanwezigheid (…) en hoe de beelden zijn verkregen.”

Hij concludeert: “De artisticiteit van de film is

ongelooflijk; haar ethiek minder helder.”

Dat is de belangrijkste reden waarom de eerder

geschetste scènes eruit sprongen. De Pue bewijst

daarin een feilloze neus te hebben voor fotogenieke

beelden van vreemde gebruiken die het in het

Westen goed doen: geknabbel aan een geitenkop,

gekauw op hersenen en zelfs ogen! Maar hoe

“authentiek” is wat we te zien nu eigenlijk? Viel het

paard op het ijs of werd het daar neergelegd voor het

naspelen van de scène? 

Nam de jongen uit eigen beweging zijn

kunstbeen af, of vroeg De Pue hem dat te doen

omwille van het dramatisch e¤ect? Sprak het kind uit

zichzelf tegen de mijn of gaf De Pue hem opdracht

daartoe? Was het een tekst van het kind zelf, of werd

hem die ingefluisterd? 

De jongens die poseren bij de dode geit met de

doorgesneden, bloederige keel zijn van een

superlaag standpunt gefilmd. Dat zegt veel over hoe

de maker hen ziet: als bewonderenswaardige helden.

En dat bepaalt weer met welke ogen wij zijn verhaal

naar waarde kunnen schatten. ScreenDaily noemde

De Pue’s geënsceneerde mooifilmerij van kinderen

die in galop karavanen overvallen en op een groene

weide verlaten tanks leeghalen “voer voor

kinderfantasie en avonturenboeken”. Dat is de

spijker op z’n kop. The Land of the Enlightened is

bovenal een avonturenfilm. Over De Pue in

Afghanistan.

KARIN WOLFS

thelandoftheenlightened.com en www.pieterjandepue.be

[K ] HET STILSTAAN VAN DE TIJD. BEELDEND WERK 

VAN MAGALI REUS

Sculpturen die zich voordoen als koelkasten,

pannen, stadionstoeltjes en cijfersloten: het zijn

enkele van de bewoners van het universum van

beeldend kunstenaar Magali Reus (1981). In 2002

verhuisde Reus na een basisjaar Rietveldacademie in

Amsterdam naar Londen om daar aan het Goldsmith

College haar bachelor en masters in de kunsten af te

ronden. Nog altijd woont en werkt ze in de Engelse

hoofdstad. In 2015 won ze de Nederlandse Prix de

Rome. Nog tot eind november 2016 exposeert deze

beeldende kunstenaar in het Stedelijk Museum

Amsterdam.

Al een kleine acht jaar presenteert Magali Reus

op diverse plekken haar wat onwezenlijke werelden

vol ogenschijnlijke esthetiek en geperfectioneerd

design. Zo kunnen er op een paar donkerbruine

plateaus een aantal koelkasten en vrieskisten staan.

Ze hebben geen deur en je kunt dus ongegeneerd

naar binnen kijken. Wat je daarin aantreft, is

bevreemdend: afvalzakken, roestige messen, slierten

folie en zelfs een heus theaterkostuum dat je in een

witte tijger doet veranderen. Koelkasten lijken zo

vertrouwd, maar bij nadere inspectie vormen ze de

behuizing van vreemdsoortige attributen. De

koelkasten – ze dragen allemaal de titel Luke (2013-

2014) – hebben een stalen frame en zijn met een

clean-witte of zacht turquoise gekleurde

poedercoating of laklaag bedekt. Ze zien er

verleidelijk uit. Eromheen staat een slordige

verzameling verschillend gekleurde aluminium

pannen met als titel Dregs. Wanneer je in de pannen

kijkt, ontwaar je rubberachtige resten van

etenswaren. De koelkasten en pannen zijn

sculpturen van Reus. Dat maakt deze op het eerste

gezicht zo vertrouwde huishoudelijke objecten

vervreemdend. Je ziet ze nu in een kunstcontext, en

daarnaast bevatten ze vreemde ingrediënten. De

objecten krijgen hierdoor iets zeer artificieels. Hun

positionering op de bruine plateaus verleent ze

bovendien een ambigu karakter. De plateaus lijken

enerzijds als sokkels te functioneren, anderzijds als

huis-, tuin- en keukendesign. 

Reus is gefascineerd door de gebruiksfunctie van

de spullen om ons heen en hun specifieke design.

Door juist al die voorwerpen zelf te maken, leert ze

Gepubliceerd in Ons Erfdeel 2016/4. 
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de wereld om haar heen kennen. Ze is dan niet

zozeer op zoek naar waarheden over of de letterlijke

weergave van de objecten, maar ze gaat die meer als

fenomenen zien en onderzoekt ook potentieel

nieuwe verhoudingen met hen, soms zelfs van

emotionele aard. De rode draad in het werk van Reus

is de verhouding van het menselijke lichaam tot zijn

dagelijkse omgeving. Ook het fenomeen kleur, en

dan met name als “verpakking” van ideeën, vereist

haar bijzondere aandacht. In 2013 toonde Reus bij

Galerie Fons Welters in Amsterdam de installatie

Highly Liquid. Aan de wanden van de galerie was op

gelijke hoogte een serie door Reus ontworpen en

gemaakte (stadion)zitjes aangebracht: sommige

opengeklapt, andere in gesloten toestand. De

stoeltjes (met de verzamelnaam Parking en

“deelnamen” als Parking (Fiji) of Parking (Window))

toonden een diversiteit aan kleuren en een aantal

was bedekt met plasticachtige beschermhoezen,

stukken koord of touw. Ter voorbereiding onderzocht

Reus rond de vijfhonderd kleurcombinaties. De

kleurverhoudingen mochten niet te koel, maar zeker

ook niet te uitbundig zijn. De “neutraliteit” van de

kleuren en de strakheid van de vormen moeten

waarborgen dat er ruimte wordt geboden voor

meerdere interpretaties. De stoeltjes roepen de

associatie op met wachten en daarmee die typische

onwezenlijke sfeer van transitzones, zoals

luchthavens: plekken waar je uit je vertrouwde

realiteit gezogen wordt om kort erna een andere

werkelijkheid te leren kennen. Een plek waar de tijd

lijkt stil te staan en realiteiten met elkaar vervloeien.

Highly Liquid is wat dat betreft een zeer passende

titel die ook refereert aan twee andere werken in deze

installatie. Er is namelijk ook nog een aquarium te

zien met daarin uit siliconen gegoten horloges die

drijven in transparante giethars. En op een scherm

worden filmbeelden geprojecteerd van een gespierde

douchende man. De camera focust op al zijn

lichaamsdelen en toont ze als perfecte onderdelen

van een sculptuur. Ze toont hier het mannelijke

lichaam als ideaal industrieel materiaal waaraan

geen foutje te ontdekken valt. 

Ook Reus’ recente serie werken Leaves

presenteert zich deels als een zeer geperfectioneerd

ontwerp. De serie bestaat uit uitvergrote

cijferhangsloten die in 2015 bij Stichting De Appel in

Amsterdam als esthetische objecten aan de wanden

waren gehangen. De Leaves zijn opgebouwd uit

dunne, verschillend gekleurde plaatjes plastic. De

ene zijde van deze objecten heeft een prachtig

“gepolijst” oppervlak, de andere zijde is

opengebroken en toont het binnenste van de Leaves.

Hier worden bijzondere codes zichtbaar, waarbij de

opdoemende cijfers naar specifieke data verwijzen.

Ook de titels van de werken verwijzen naar bepaalde

Magali Reus, Leaves (Dale Arches), 2015, © Magali 

Reus en galerie The Approach, Londen.

Magali Reus, Parking (Retainer), 2014, collectie

Stedelijk Museum, Amsterdam. 
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maanden, zoals Leaves (Flint Levels April). Ook

refereert Leaves aan de natuur, terwijl wat we

ogenschijnlijk zien, een opengewerkt cijferhangslot,

louter culturele connotaties verraadt. En wellicht

bevat het binnenste van een slot, waar geboorte- en

sterfdata van naasten of van helden genoteerd staan,

codes die met het leven van Reus zelf te maken

hebben. Maar zeker weten doen we het niet. De

innerlijke wereld van Leaves is namelijk geheel

gecodeerd, zoals eigenlijk de visuele wereld van Reus

ook uit codes lijkt te bestaan. En in gecodeerde

werelden lijkt de oude, vertrouwde voortgang van de

tijd, in ieder geval voor een moment, tot stilstand te

komen. Om nieuwe perspectieven te bieden? Dat

kun je in het Stedelijk Museum Amsterdam

ontdekken.

DAVID STROBAND

www.magalireus.com

Nog tot en met 27 november in het Stedelijk Museum 

Amsterdam: www.stedelijk.nl/tentoonstellingen/magali-reus

[K ] ZE DOEN HET WEL ZELF. DE KOEKELBERGSE 

ALLIANTIE VAN KNUTSELAARS

Sommige kunstenaars doen het gewoon zelf. Ze

noemen zich “professionele idioten op vakantie”,

schuwen de instituten en creëren buiten de

gevestigde orde een vrijplaats waar hun werk zijn

bedding kan vinden: in een eigen tempo, los van

productiedwang. Hun werkmodel is horizontaal, op

maat van deze tijd. De Koekelbergse Alliantie van

Knutselaars (K.A.K.) verenigt zo’n groep

kunstenaars. Eind augustus sprak de jonge Aurelie

Di Marino van K.A.K. op het Theaterfestival de State

of the Youth uit: het werd een vurig pleidooi voor een

autonome, zorgzame organisatiecultuur waarin de

kunstenaar centraal staat. Maar zijn die nieuwe,

fluïde werkvormen ook houdbaar in een sector

waarin consolideren de norm is? K.A.K. staat op een

kruispunt.

Het temperament van K.A.K. is behoorlijk

mouªaans. De Waalse politicologe Chantal Mou¤e

wijst in haar werk On the Political (2005) op het

belang van tegenspraak voor de democratie: het gaat

erom in dialoog te gaan, het desnoods grondig

oneens te zijn, maar aan het einde van de dag nog

steeds aan dezelfde tafel te zitten – en daarmee het

verschil te (respect)eren. Een gesprek met enkele

leden van K.A.K.1 is een onophoudelijke illustratie

van dit principe. Ze staan in hun opvattingen soms

lijnrecht tegenover elkaar, en blijven vurig van

mening verschillen. 

Dialoog is sowieso de reden voor het samenzijn

van deze zestien. Ze komen vrijwel allemaal van de

Brusselse theaterschool RITCS, en wilden het

gesprek dat ze in de beschermde schoolcontext

konden voeren niet verliezen bij de sprong naar het

professionele veld. De dialoog, die ze als een

onlosmakelijk onderdeel van hun werk beschouwen,

wordt in eerste instantie maandelijks voortgezet in

het Koninklijk Atheneum van Koekelberg. Al snel

ontstaat het verlangen om elkaar ook werk te tonen,

in plaats van erover te spreken.

Zo’n aaneenschakeling van toonmomenten

vormt in 2014 een eerste K.A.K.-sessie. In het

Koninklijk Atheneum van Koekelberg gaat het nog

om een veelheid van korte, van elkaar los staande

acts, voor een aanvankelijk besloten publiek van

vrienden en familie. Die eerste, geslaagde proef – de

presentatiedag mondt alsnog uit in een woest

openbaar feest – smaakt naar meer, en K.A.K. gaat

op zoek naar geschikte plekken waar het zich voor

langere tijd kan nestelen. Dat blijken vooral

“gevonden” locaties te zijn, leegstaande panden in

Brussel: naast het atheneum ook de koekjesfabriek

van Dandoy, het abattoir van Anderlecht en de

Renaultfabriek in Vilvoorde. 

De sessies zelf evolueren van losse acts naar meer

gestroomlijnde presentaties waarbinnen de

kunstenaars zich verbinden, met elkaar en met de

buurt. In de Koekjesfabriek is het overkoepelende

“concept” nog praktisch van aard: het is er vooral op

gericht het publiek eªciënt door het gebouw te

loodsen. Gaandeweg gaat de groep op zoek naar een

gezamenlijk inhoudelijk kader. In de Renaultfabriek

wordt de plek ingekleed als een museum over het

fabrieksverleden, samengesteld door een handvol

“voormalige werknemers”. In de abattoirs werken

Esther Gouarné, Aureli Di Marino, Nona Buhrs en

filmmaker Yuni Mahieu samen aan een video-


