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SILENT STORIES

Een tentoonstelling van Jan Lauwers

Interventie met nieuw werk van Dirk Braeckman

In mei 2016 stelde Jan Lauwers als eerste Belg tentoon in het gloednieuwe museum voor hedendaagse kunsten,
McaM, onder leiding van de Chinese kunstenaar Qiu Zhijie in Shanghai. Een deel van deze tentoonstelling komt in het
voorjaar 2017 naar BOZAR, Brussel.

De tentoonstelling ‘Silent Stories’ geeft een weemoedige kijk op de kunstgeschiedenis en refereert o.m. aan Feldhase
(1502) van Renaissance kunstschilder, tekenaar en humanist Albrecht Diirer, de leeuwen van de Vlaamse barokschilder
en tekenaar Peter Paul Rubens, de surrealistische dichter en beeldend kunstenaar Marcel Broodthaers en kunstenaars
als Joseph Beuys en Marcel Duchamp, maar ook Walt Disney. Jan Lauwers bouwt aan de hand van zijn levensarchief
een monumentale installatie uit, waarin hij materialen en werken uit het verleden herinterpreteert en confronteert
met de kunstgeschiedenis. Tekenkunst staat hierin centraal. Lauwers maakt landschappen, die sereen buigen en
vakmanschap, virtuositeit, en ontroering bevragen.

Lauwers wil als beeldenmaker en verhalenverteller met dit werk een dialoog creéren. Zijn motto is dat kunst niet meer
kan choqueren en anders moet communiceren. Lauwers’ beeldentaal omarmt de humaniteit met weemoedige
beelden over de mens en de natuur. Zijn vorm van theater-maken is om die reden wereldwijd gerenommeerd.

Jan Lauwers: ‘Tijdens mijn reizen door China met o.a. ‘De kamer van Isabella’, werd het voor mij nog duidelijker dat
de relatie tussen kunst en maatschappij in welke vorm van samenleving dan ook een zeer levendig debat veroorzaakt.
De publieke ruimte in communistisch China, wordt totaal anders geinterpreteerd dan in het zogezegde ‘vrije’ westen.
Zonder de kunst te veranderen, moeten we trachten te communiceren op een ander niveau.

Tijdens de twintigste eeuw heeft de kunst, in het westen, bijna alles gedeconstrueerd. Grote veranderingen vonden
plaats in de betekenis en de positie van de kunst. Door Duchamp en het conceptualisme werd kunst bijna een lege
ruimte. In China heeft deze evolutie niet plaatsgevonden. Met deze gedachte in het achterhoofd, heb ik de presentatie
en de communicatie van mijn werk voor de Chinese tentoonstelling bewust veranderd.'



THE HOUSE OF QUR FATHERS

Jan Lauwers door de blik van Dirk Braeckman

In 2007 stelde Jan Lauwers zijn beeldend werk tentoon in BOZAR in de solotentoonstelling ‘Restlessness’. Gelijktijdig
startte hij ook de bouw van de installatie ‘The House of Our Fathers’, een huis waarin elk detail een niet-functioneel
kunstwerk is dat op zich staat. Een gastvrij huis waarin acht-uur-durende durational performances plaatsvonden met
de vaste kern Needcompany-performers, waarbij meer dan dertig jaar onderzoek van kunst, dans, theater, literatuur,
muziek en film samenkomt.

Tien jaar lang werden deze installaties/performance vertoond in diverse musea waaronder BOZAR (Brussel, 2007),
haus der kunst (SPIELART, Miinchen, 2007), Kunsthalle Mannheim (Internationale Schillertage, 2011), Museum M
(PLAYGROUND, Leuven, 2011), Herrenhausen-gallerij (Kunstfestspiele, Hannover, 2013) en McaM (Shanghai, 2016).

In 2013 werd Dirk Braeckman uitgenodigd om deel uit te maken van installatie/performance te Hannover. Dit
resulteerde in de fotoreeks ‘The House of Our Fathers’ die een nieuw licht werpt op deze installatie en performance.
Een barokke interpretatie van het werk van Jan Lauwers door Dirk Braeckman. “Braeckman fotografeert niet mijn
werk, hij maakt geen portret van een performer van Needcompany. Hij gaat op zoek naar de waarheid achter een
moment waar licht, beweging en materie een zelfportret worden”, aldus Jan Lauwers.

Een selectie foto’s van Braeckman wordt tentoongesteld in confrontatie met nieuw beeldend werk van Jan Lauwers.
Een juxtapositie van beide werelden. Een grotere selectie werken wordt opgenomen in het kunstenaarsboek dat Dirk
Braeckman en Jan Lauwers gezamenlijk publiceren i.s.m. MER Paper Kunsthalle.
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DE KUNST VAN JAN LAUWERS

Luk Lambrecht

- na een bezoek op 15 februari 2016 in het nieuwe atelier in Molenbeek (Brussel) -

Bij al mijn bezoeken in de loop van de tijd aan Jan Lauwers - in zijn opeenvolgende verscholen ateliers - werd meteen
het volgende duidelijk: hij plaats zijn kunst op een zodanige manier dat de constellatie an sich al een teken is van zijn
haast organische kunde om zijn tekeningen, abject-gerichte sculpturen, installaties als een permanent variante
mogelijkheid te presenteren als een ‘andere’ realiteit. De verbeelding sluipt niet als een autonoom virus in de aparte
kunstwerken; de verbeelding als een grenzeloze broedplaats ontkiemt in een ongekende, exemplarische beeldtaal die
spreekt; een taal als een vocabulaire maar zonder regelgevende grammatica. Daarin zit het venijn en het contrapunt
van Jan Lauwers' artistieke attitude, in wat de Amerikaanse kunstenaar Robert Smithson al heel vroeg en haarscherp
inzag: dat de kunst meer en meer (en vandaag wellicht helemaal) een zone-vreemde appendix is geworden van het
atelier, in die zin dat de kunst “wordt teruggebracht tot visueel voer en transporteerbare handelswaar”.

Het nieuwe langwerpige atelier van Jan Lauwers fascineert. Het ‘kan’ zich niet zonder nostalgie aankondigen als een
factory, gelegen in de wereld-geplaagde Brusselse gemeente Molenbeek, waaraan de op sensatie beluste
wereldmedia absoluut geen kunst, laat staan schoonheid linken. Er staan sculpturen, installaties, tekeningen en
ensceneringen met sokkels, houten kratten en objecten die in hun contouren associaties oproepen met voorstellingen
zoals “De kamer van Isabella” (2004) of “De Lobstershop” (2006).

Dat samenlopen van de herinnering aan objecten die ‘leefden’ op een podium én het samen-voegen ervan met nieuwe
werken die ontstaan vanuit een urgente zeggingsdrang over de wereld en haar gemis aan verbeelding en liefde, wordt
dé onzegbare kracht van Jan Lauwers' beeldend werk. Het gaat in dit werk - dat inmiddels een oeuvre is geworden -
niet over uitbeelding of afbeelding, maar wel over beelding. Vanuit een niet aan de concrete realiteit gedistilleerd
denkvermogen zien ongemene en ongekende ‘beelden’ een concrete verschijningsvorm die zich in een ‘wereldlijke’
realiteit - in casu een tentoonstelling — een weg naar de kroon spannen als bij een heilzame spiegeling.

Wat opvalt bij de volledig ‘open’ gelaten kunstwerken van Jan Lauwers is de zichtbare handmatigheid van zijn
rhizomatische artistieke productie. De tekeningen verheimelijken een handige kunde om dieren, skeletten, portretten
en figuren tot leven te brengen die tegelijk doen denken aan het métier en sérieux van de Oude en Schone Kunsten
waaraan Jan Lauwers zich op een (terecht) ongegeneerde manier verhoudt. Er schuilt en rest nog een zweem van het
sublieme in zijn soms abjecte en red(d)eloos geciteerde iconische motieven uit de brede en rijke kunstgeschiedenis.

Citeren plaatst de kunst in de actuele tijd en geeft kunst een ijkpunt — als een ver-rijkende insinuatie die het verleden
in de kunst in onze ogen van 'vandaag' actueel overeind houdt. Jan Lauwers omgeeft op een intelligente wijze zijn
kunst met aura — een niet mis te begrijpen begrip dat alludeert op beeldfascinatie en niet op mystiek of vormen van
(idiote) idolatrie. Lauwers onttrekt zich radicaal aan elke vorm van industriéle productie in zijn werk, wat betekent dat
hij de kritiek (0.a. van Theodor Adorno) ontwijkt waarbij de productiemiddelen gaan bepalen wat er nu niet of wel
wordt geproduceerd. Hij produceert.

Jan Lauwers tekent nogal met grafiet, waarin het elementaire zwarte stof zich gewillig en broos vastklampt aan dragers
zoals bij “Nature Morte” op de houten kratten waarop Lauwers prachtige vogels en andere kleine dieren uittekent als
mythische sporen die via de symbolische transportkratten wachten op vervoer(ing).



Oude kunst werd geschilderd op houten panelen en dichter bij de tijd pinde Marcel Broodthaers in 1968, in zijn tijdelijk
Musée d'art Moderne in Brussel prentkaarten van iconische kunstwerken op (ontleende) houten transportkratten
voor kunst.

Zijn wij in het atelier van Jan Lauwers ook beland in een ‘Musée Imaginiare’? De kratten met die fantastische
‘traditionele’ tekeningen staan kris kras op een zacht tapijt, plechtig bedrukt met motieven van leeuwen die symbool
(kunnen) staan voor macht, identiteit of nationalisme. Een immens tapijt opgebouwd uit leeuwen dat refereert aan
het werk “Daniél in de leeuwenkuil” van de Antwerpse Barokschilder Peter Paul Rubens. Het tapijt domineert de
ruimte op prominente wijze en gedraagt zich tegelijkertijd als het voetstuk van “Nature Morte”. Het maakt indruk, net
zoals andere installatoir ‘geplaatste’ objecten waar bijvoorbeeld haakse accumulaties van niet-specifieke objecten en
paletten verticaal worden overschaduwd door paradoxaal aanlokkelijke tekeningen van menselijke skeletten. Vanitas
als een existentieel sluipende gedachte, onderhevig aan de zwaartekracht van plastisch-materiéle entropie.

Het zijn werken die door merg en been snijden, het zijn kunstwerken die in hun eenvoud ‘raken’ en in hun onderlinge
manifestatie doen denken aan ‘hemelse constellaties’. Walter Benjamin wist in 1928 ideeén - die ik hier graag replace
als kunstwerken - te vergelijken met sterrenbeelden, met hemelse constellaties. “Ideeén verhouden zich tot de dingen
zoals sterrenbeelden zich tot sterren verhouden.” Dat is de methodologie, de wijze van doen van Jan Lauwers die
beelden maakt, ontmantelt, assembleert, monteert om vervolgens alles in een ongerijmde orde te (ver)plaatsen met
de mantel der liefde. Jan Lauwers maakt als kunstenaar kunst vanuit zijn geschiedenis verworteld met de ervaringen
als theaterman - die a priori autonoom en solitair werkt.

De Franse filosoof Jean-Luc Nancy beweert dat een goed kunstwerk de afwezigheid laat zien van elke vorm van
conclusie. Deze gedachte loopt als een ragfijne rode draad doorheen het beeldend oeuvre van Jan Lauwers. Er is geen
finaliteit in zijn werk; het werk zal nooit af geraken en net het verlangen naar interpretaties zal het kunstwerk actueel
en relevant houden, ‘waar en wanneer’ dan ook. In de kunst van Jan Lauwers staat veel op wieltjes, op paletten of op
tapijten waarin de notie schuilt van mentaal transport van de overgang, van een plaats naar een plek. Het atelier van
Jan Lauwers is de locatie en de plaats van handeling voor try-outs met denkbeeldig te verplaatsen en te veranderen
kunstwerken, samengesteld met diverse, abjecte, verlapte, gecaste ‘betekende’ objecten die losweg deel uitmaken
van een soort mentale bouwpakketten.

Het denken verschuift op losse schroeven naar aarzelend overeind blijvende kunst, die het feest van het zijn in zich
draagt met een rauwe, rouwige zijkant.

Het feest van het associéren via het beeldend insinueren betekent een ongestoord kunnen blijven kijken naar de
vrijheid die de kunstenaar opeist om zonder druk van de kunstmarkt, kunst te produceren die berust op mentale
authenticiteit.

Met het verlenen van titels geeft Jan Lauwers niets meer en niets minder dan een ‘context’ aan de toeschouwer wiens
drang naar decodering in een tweesprong belandt. “Donald” is een compacte, maar intern complex in elkaar gestoken
sculptuur die in haar uiterste vormen doet denken aan Minimal Art van onder meer Donald... Judd. Het is een prachtige
sculptuur die aan het minimale een andere vorm biedt, een interne opbouw die zinspeelt op pretentieloze bricolage.
Hier snijdt de titel van het beeld in het vel van een vorm waaraan bevooroordeelde ideeén - afgeleid van de reguliere
kunstgeschiedenis - zich ongenaakbaar vast klampen. Een zelfde strenge plastische compositie dient zich aan in het
werk “The Kitchen” waarin de ongedecoreerde contouren van een witachtige sculptuur de sporen in zich dragen van
een bouwen en ordelijk stapelen zoals dat gangbaar was bij de praktijk van de kunstenaars van de Minimal Art. Een
ander werk dat tot deze ‘familie van de formele eenvoud’ behoort is: “Touch me, come sleep with me”. Weerom een
potige sculptuur met in de witte balk on top de zichtbaar met de handen ingedrukte tekst (imperatief?) “TOUCH ME”.

Jan Lauwers speelt meermaals met de paradox tussen taal en materie en her-leidt ons referentiekader veelvuldig in
een knoop. Diametraal tot “Donald” verhoudt zich een werk zoals “Little girl with little hand in a little deer's ass”.

Op een palet als primaire sokkel met erop een ontdubbelde sokkel van piepschuim staat een wit hert waarvan de kop
deels is bewerkt met een organisch laagje klei. Dit pakkende, fragiele beeld staat tegen een muur met tal van kleurrijke



vlekken en sporen verf als een ‘entourage’ voor een fragiele tekening van een lopend meisje in korte jurk, die haar
hand op een speelse manier draait in het gat van het sierlijk poserende hert. Wat een beeld en wat een mysterie, hier
laverend tussen mens en dier!

“The art of entertainment” en “The entertainer's private room” zijn ambigue titels van kunstwerken die de
weerbaarheid van de kunstenaar 'tartend' in woord en beeld brengen. Deze complexe, dense werken verdragen geen
lichtheid; het zijn beelden met zwaarte, die zelfs letterlijk de letters dragen van het begrip ‘entertainment’ dat voor
een hedendaagse kunstenaar de ruk naar de spektakel-samenleving (vandaag) pijnlijk dichtbij brengt. En tussen het
gewoel van materialen ligt een kop van een witte eend als een stilleven — als een geaccentueerd ‘ding’ van rust.

Jan Lauwers offert de schoonheid op het blok van de kunst. Als een gevallen engel op witte plaveien ligt in het beeld
“Lyberti” een figuur in een onhoudbare houding, getekend met een aards motief van een broos vogeltje op de schedel.
Het is een emotieloos beeld dat bijvoorbeeld schril contrasteert met de tekening “Happy Beggar” - een verzonken
portret van een (eeuwig) lachende Chinese bedelaar. De kunst van Jan Lauwers blijft maar als in een helder kabbelend
bergriviertje ‘komen’ en vraagt vanuit een plastische oer-kracht (zoals bij Joseph Beuys) een dialoog; een gesprek over
het ‘waarom’ van deze complexe flux van beelden. Jan Lauwers weet zijn beeldtaal op een gestolde wijze om te zetten
in roerloze plastische beelden die een mentale vaart teweegbrengen.

De betekenis van de kunst van Jan Lauwers circuleert als in een maalstroom, waar gedachten zich als in een spiraal
van Fibonacci een baan klieven naar nieuwe inhoudelijke perspectieven en naar vernieuwende, zich uitbreidende
gedachten die het actuele cultuurpessimisme doen kantelen in een amalgaam van ‘werelden’ waarin de gedachten de
meest heldere kleuren worden.
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BEGINNEN MET EEN SMILE

Interview met Pieter Van Bogaert, H ART, mei 2016

Jan Lauwers in Shanghai

Jan Lauwers is deze zomer de eerste Europese kunstenaar die exposeert in het McaM, het Ming Contemporary Art
Museum in Shanghai. De Chinese kunstenaar Qiu Zhijie bouwde een oude papierfabriek om tot een private
tentoonstellingsruimte van flink drieduizend vierkante meter. Dat is veel. Veel eer en veel ruimte. Lauwers gebruikt
die gelegenheid voor een gigantisch stilleven waarvoor hij diep in zijn eigen archieven duikt. Het wordt een
solotentoonstelling in samenwerking met andere kunstenaars. Onder meer van zijn geliefde Needcompany uiteraard,
die een drie dagen durende openingsperformance brengt.

Jan Lauwers ontvangt ons in een tijdelijk atelier in Molenbeek, een week voordat zijn werk in een container vertrekt
naar China. We zien een geordende chaos: alsof die container met al zijn werk hier is open gevallen. Jan Lauwers werkt
monumentaal. Wat hij doet in het theater als regisseur, doet hij in het museum als beeldend kunstenaar. In deze
chaos, verspreid in de ruimte, verschijnen clusters, assemblages. En in die assemblages verschijnen details. Veel
objecten, maar ook veel tekeningen, zoals dat hoofd van een Chinese bedelaar op een stuk vilt. De bedelaar lacht ons
toe: “Ik wil beginnen met een smile”, zegt Jan Lauwers.

Het stuk vilt ligt op een blad dat steunt op glazen voetjes op een tafel. Het zegt veel over de tentoonstelling in de
maak: een breekbare verzameling beelden en objecten die van overal komen, een kwetsbaar evenwicht, een
confrontatie van culturen en daarop of daartussen die persoonlijke blik, van de kunstenaar en van zijn onderwerp.

Dialoog van contrasten

De smile van de bedelaar is het eerste kwetsbare beeld, dat op zich al staat voor een precair evenwicht. Het opent een
tentoonstelling van paradoxen. Zo spreekt Jan Lauwers over China: land van contrasten, van meedogenloos
kapitalisme en ongelooflijke armoede. Maar over de tentoonstelling spreekt hij in termen van dialoog. Die dialoog
begint bij dat beeld van de bedelaar. Het gaat over de Chinese dictatuur. Het is er een van culturen, van hier en ginder,
van China en Europa, van Brussel en Shanghai. En van de geschiedenis. Jan Lauwers verwijst naar Rubens, naar Durer,
naar Beuys, naar Disney. Hij verenigt modernisme en postmodernisme, vakmanschap en bricolage en uiteraard: het
monumentale en het detail.

Verspreid in de ruimte staan flightcases. Ook dat speelt met dat gevoel van die uit de kast gevallen kunst. Deze kisten
bevatten niet langer kunst langs de binnenkant, maar wel langs de buitenkant. Wat normaal verborgen zit in de diepte
van de koffers, komt hier naar de oppervlakte. Met Benoit Gob, één van de performers van Needcompany, gebruikt
Jan Lauwers de kisten om op te tekenen. Ze doen dat met houtskool, in een beheerste, academische stijl. Onmogelijk
om nog te achterhalen wie wat heeft getekend. Het toont vakmanschap maar heeft tegelijk ook iets onpersoonlijk.
Het stelt het individu in vraag en zegt tegelijk iets over het transport, over de verplaatsing, de deling waar elke dialoog
mee begint. Het demonstreert een Europese traditie in de kunst van het tekenen, maar doet tegelijk ook denken aan
een traditie van de kopie in Chinese schilderfabrieken.

Lauwers: “De beste schilders komen vandaag uit China. Ze combineren er vakmanschap met een politieke visie, een
goede zin voor netwerken en gevoel voor carriere. Doordat de publieke ruimte daar een andere betekenis heeft, kan



een kunstenaar nog echt iets gevaarlijk doen. Dat is een groot verschil met het Westen. Hier kan een kunstenaar niet
meer gevaarlijk zijn. Hij wordt gewoon opzij gezet en genegeerd.”

Nog een kopie, een dialoog, een verplaatsing, een monument, een contrast. Op de grond ligt een gigantisch tapijt van
twintig bij dertig meter: een geweven reproductie van ‘Daniél in de Leeuwenkuil’, het schilderij van Peter Paul Rubens.
Ook hier een omkering, zoals bij die flightcases, waarin het schilderij tapijt wordt en meteen ook drager voor het
tentoongestelde werk.

Schoonheid

Deze tentoonstelling is een werk van jaren: jaren uit de carriere van Jan Lauwers die meer dan drie decennia teruggaat
in zijn archieven, van toen hij net afstudeerde aan de Academie en jaren kunstgeschiedenis, van de Renaissance tot
vandaag. Een werk, beklemtoont de kunstenaar, van jaren knokken om subsidies te krijgen én te houden. Een werk
van jaren vechten voor de schoonheid. Schoonheid die we dringend anders mogen gaan interpreteren. Dat kan, door
het in vraag stellen van het metier, het ego, het individualisme. De anonimiteit die daaruit ontstaat werkt bevrijdend.
Dat kan, door samen te werken: het gebeurt in de mix van zestien nationaliteiten bij Needcompany, en het gebeurt
hier door het vermengen van Europese en Chinese invloeden. Het zit in de luipaardkopjes bijvoorbeeld, die refereren
naar de Chinese cultuur. Hier vormen ze het sluitstuk van zeer breekbare sculpturen: als je er tegen tikt vallen ze om.

Schoonheid vindt Jan Lauwers in de perfectie van een schelp. De dood van David Bowie inspireert hem tot het beeld
van een treurend meisje op een graf. De letters die ooit “The art of entertainment” spelden verliezen hier een stuk
van hun betekenis. Je moet het niet meer kunnen lezen, zegt hij. Het worden autonome werken. “Ik vind iets, ik
assembleer iets, en ik maak iets zelf. In elk werk zit een handeling en een referentie naar het verleden.” Zo worden al
deze werken samen één totaalbeeld, een zelfportret.

Jan Lauwers houdt van toeval, van het moment, van de improvisatie. Terwijl we praten, verschijnt er een man met
een grote kar vol materiaal uit de diepte van de Molenbeekse ruimte die Lauwers deelt met een burgerplatform voor
steun aan de Brusselse vluchtelingen. “Dat is een ongelooflijk beeld”, roept hij, “het zou een performance kunnen
zijn”. Voor de opening plant Jan Lauwers een drie dagen durende performance, vol toeval, acht uur per dag.
Improvisatie: “Eigenlijk mag dat niet. Maar toch ga ik de confrontatie aan met de andere cultuur. We hebben nog
teveel een koloniale houding: maar wie ben ik om te zeggen dat China Tibet moet bevrijden, terwijl Leopold Il hier nog
altijd op zijn paard zit? Ik neem dat ernstig en ga daar niet als een Jezuiet met een bijbel zitten kijken. Het gaat erom
de dialoog aan te gaan.”

Deze tentoonstelling in de maak geeft zich prijs met horten en stoten. |k zie een puzzel met heel veel stukjes, verspreid
in de ruimte, in verschillende werken. Ik zie religieuze elementen: een Lam Gods (Lauwers: “lk ben een Vlaamse
primitief, hé!”). Je mag verbanden leggen met de groten uit de kunstgeschiedenis, maar het hoeft niet. Je mag kijken
met een Europese of een Chinese blik. Je ziet wat je geleerd hebt. “Ik heb leren kijken naar een konijn door Disney en
Direr. Daarover gaat deze tentoonstelling: over alles wat ik heb leren zien. Soms probeer je dat te verdrukken en op
andere momenten komt dat weer naar boven. Net als dat plezier om gewoon wat te tekenen, met de hand, met
houtskool. Zo krijgen de dingen voortdurend een andere betekenis.” De rondleiding stopt bij een beeld. Het is een
afgietsel van het lichaam van een actrice bij Needcompany. “Het is kapot gevallen, maar als je het lang genoeg laat
rondslingeren in je atelier, krijgt het opnieuw een functie. Ik ga het gebruiken in de tentoonstelling, waar de mensen
erop mogen schrijven. Maar dat moet eerst nog goedgekeurd worden door de Chinese autoriteiten.” De vraag is dan:
hoe kijken die autoriteiten?



JAN LAUWERS

Jan Lauwers (Antwerpen, 1957) is een kunstenaar die zowat elk medium hanteert. De afgelopen dertig jaar werd hij
vooral bekend met zijn baanbrekend theaterwerk met het gezelschap Needcompany, opgericht in Brussel in 1986. Van
2009 tot en met 2014 was Needcompany artist-in-residence in het Burgtheater (Wenen). Ondertussen bouwde hij aan
een aanzienlijk oeuvre beeldend werk uit dat werd tentoongesteld in BOZAR (Brussel), McaM (Shanghai), e.a. Jan
Lauwers werd bekroond met het ‘Gouden Ereteken voor Verdienste aan de Republiek Oostenrijk’ (2012). In 2014 werd
hij beloond met de Gouden Leeuw Lifetime Achievement Award in de Biénnale van Venetié. Hij is de eerste Belg in de
categorie theater die de prijs in ontvangst mag nemen.

Jan Lauwers studeerde schilderkunst aan de Kunstacademie van Gent. Eind 1979 verzamelde hij een aantal mensen
rond zich in het Epigonenensemble. In 1981 werd deze groep omgevormd tot het collectief Epigonentheater zlv
(zonder leiding van) dat het theaterlandschap verraste met een zestal theaterproducties. Hiermee schreef Lauwers
zich in de radicale vernieuwingsbeweging in Vlaanderen begin ‘80 en brak internationaal door. Het Epigonentheater
zIv bracht concreet, direct en sterk visueel theater met muziek en taal als structurerende elementen.

THEATER

Jan Lauwers needs company. Hij richtte Needcompany samen op met Grace Ellen Barkey. Zij zijn beiden
verantwoordelijk voor de grotere producties van Needcompany. De groep performers die Jan Lauwers en Grace Ellen
Barkey de voorbije jaren hebben verzameld is uniek in zijn veelzijdigheid.

Sinds de oprichting van Needcompany in 1986 zijn zowel de werking als de groep performers uitgesproken
internationaal. Elke productie werd sindsdien in meerdere talen gespeeld. De eerste Needcompany-producties waren
nog sterk visueel, maar in volgende producties wonnen de verhaallijn en een centraal thema aan belang, hoewel de
fragmentarische opbouw behouden bleef.

Jan Lauwers’ opleiding als beeldend kunstenaar is bepalend voor zijn omgang met het medium theater en leidt tot een
eigenzinnige, op velerlei manieren grensverleggende theatertaal, die het theater en haar betekenis onderzoekt. Eén
van de belangrijkste kenmerken van deze taal is het transparante, ‘denkende’ acteren en de paradox tussen ‘acteren’
en ‘performen’.

BEELDEND WERK

In september 1997 werd Lauwers uitgenodigd voor Documenta X (Kassel). Hij creéerde er “Caligula” naar Camus, het
eerste deel van de diptiek “No beauty for me there, where human life is rare”. Op vraag van curator Luk Lambrecht
nam Jan Lauwers deel aan de expositie Grimbergen 2002, samen met 8 andere kunstenaars (o0.m. Thomas Schitte, Lili
Dujourie, Job Koelewijn, Atelier Van Lieshout, Jan De Cock, Ann Veronica Janssens). In het voorjaar van 2006 maakte
zijn werk deel uit van de tentoonstelling DARK in het museum Boijmans van Beuningen te Rotterdam. In 2007 bracht
Jan Lauwers zijn eerste solotentoonstelling in het Brusselse BOZAR gecureerd door Jérome Sans (voormalige directeur
Palais de Tokyo, UCCA). Naar aanleiding van deze tentoonstelling maakte hij ook een eerste boek dat focust op zijn
beeldend werk van 1996 tot 2006. Op de kunstbeurs Artbrussels (2007) werd hij uitgenodigd door BOZAR een site-
gebonden werk te maken. Jan Lauwers werd uitgenodigd om deel te nemen aan de keramische groepstentoonstelling
Down to Earth (2009) in CC Strombeek door Luk Lambrecht, met werk van o.m. Ann Veronica Janssens, Heimo
Zobernig, Atelier Van Lieshout (AVL), Lawrence Weiner, Kurt Ryslavy en Manfred Pernice. In 2009 nodigde Jéréme Sans



Jan Lauwers uit in het kader van Curated by_vienna 09 om nieuw werk tentoon te stellen. Curated by bracht 18 Weense
hedendaagse kunstgalerijen en internationale curatoren samen. Champ d’Action en M HKA organiseerden in
september 2011 de 8¢ editie van Time Canvas, waar “Last Guitar Monster” van Jan Lauwers getoond werd. In mei 2016
stelde Jan Lauwers als eerste Belg tentoon in het gloednieuwe museum voor hedendaagse kunsten, McaM, onder
leiding van de Chinese kunstenaar Qiu Zhijie in Shanghai. Een deel van deze tentoonstelling komt in het voorjaar 2017
naar BOZAR, Brussel.

Jan Lauwers creéerde: “Deconstructions” met afval van musea. Deze museale installaties waren in 2007 te zien in de
Hortahal van BOZAR (Brussel) en in Haus der Kunst (Miinchen). Er vonden 8 uur durende marathonperformances in
plaats waarin de denkwereld van Jan Lauwers samenkwam. Een huis van 20m x 5m x 5m was de basis van het
vervolgproject “The House of Our Fathers”, een ‘huis’- kunstwerk dat tijd, plaats en waarneming onderzoekt. “The
House of Our Fathers” was in 2011 na de Internationale Schillertage in Mannheim ook te bezichtigen in Museum M
(Leuven), in 2013 tijdens de Kunstfestspiele in Hannover in de Herrenhausen-galerij en in McaM (Shanghai), in 2016.

FILMPROJECTEN

Jan Lauwers heeft een aantal film- en videoprojecten op zijn naam staan, waaronder “From Alexandria” (1988),
“Mangia” (1995), “Sampled Images” (2000), “C-Song” (2003), “C-Song Variations” (2007), “The OHNO Cooperation
Conversation” (2007 - ...). Tijdens de zomer van 2001 maakte Lauwers zijn eerste langspeelfilm “Goldfish Game”
(2002). Het script werd samen geschreven Dick Crane. “Goldfish Game” is het verhaal van een kleine gemeenschap
mensen die op een gewelddadige manier uit elkaar wordt gerukt. De film ging in premiére op het Film Festival van
Venetié in de New Territories (Nuovi Territori) categorie. Het internetmagazine Kinematrix (Itali€), riep Goldfish Game
uit tot beste film binnen de categorie Formati Anomali. Uit het juryrapport: “Een vernieuwende regiestijl die de
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limieten van het digitale medium overtreft”. “Goldfish Game” werd geselecteerd voor het filmfestiva
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International
Human Rights Film And Video Festival Buenos Aires” in 2002, voor het filmfestival van Gent in 2002 en voor het
Solothurn FilmFestival in Zwitserland in 2003. Tijdens het Slamdance Filmfestival (januari 2004) kreeg “Goldfish Game”
de prijs voor beste ensemble, met name “Grand Jury Honor for Best Ensemble Cast”.

In februari 2003 maakte Jan Lauwers een kortfilm zonder woorden over geweld, “C-Song”. Deze kortfilm werd
vertoond voor een beperkt publiek in de Needlapb in het STUK (Leuven), in de Kaaitheaterstudio’s (Brussel) en tijdens
Oorlog is geen Kunst in de Vooruit in Gent. In april 2004 ging “C-Song” officieel in premiere op het kortfilmfestival
Courtisane (2004) in Gent. De film werd vervolgens geselecteerd voor het Internationaal Kortfilmfestival Hamburg
2004 en was in juli 2004 te zien in de oude watertoren te Bredene in het kader van Grasduinen 2004, SMAK-aan-Zee.

“C-Song Variations” (2007), een kortfilm naar aanleiding van De Lobstershop, ging in april in avant-premiere in BOZAR
(Brussel) en kende zijn premiére op het festival Temps d’Images in La Ferme du Buisson (Parijs) in oktober 2007. Deze
kortfilm werd vervolgens vertoond in haus der kunst (2007) in Miinchen. Voor het SPIELART Festival in Miinchen (2007)
startte hij samen met Maarten Seghers een voortdurende video project: “The OHNO Cooperation Conversation”
(2007-...).



DIRK BRAECKMAN

Dirk Braeckman °1958, Eeklo (Belgium), lives and works in Gent (Belgium).

After obtaining his master in photography and film at the Royal Academy of Fine Arts in Ghent (1977 — 1981) Dirk
Braeckman co-founded the renowned ‘Gallery XYZ’ together with Magnum photographer Carl De Keyzer. Between
1994 and 1997 Braeckman lectured at the Higher Institute for Fine Arts in Antwerp and in 2009 Braeckman started as
a guest lecturer at the Royal Academy of Fine Arts in Ghent.

Dirk Braeckman’s oeuvre is represented by Zeno X since 1999. His work has been the subject of solo exhibitions at
S.M.A.K. in Ghent (BE), De Pont Foundation in Tilburg (NL), Le Bal in Paris (FR), Museum M, Leuven (BE), Fotohof
Salzburg (DE), De Appel Arts Centre in Amsterdam (NL), Kunsthalle Marta Herford and many more. The Royal Family
of Belgium commissioned the artist for a permanent installation in the Sphinx Room of the Royal Palace in Brussels.
Next to site specific-installations, work of the artist can be found in numerous public collections such as the Artotheque
in Annecy (FR), Bibliothéque Nationale de France in Paris (FR), Centro Fotografia de la Universidad Salamanca (ES), De
Pontin Tilburg (NL), Fondation national d'art contemporain in Paris (FR), FRAC Nord-Pas de Calais in Dunkirk (FR), FRAC
Rhone -Alpes in Villerbanne (FR), Haags Gemeentemuseum (NL), MACs Hornu (BE), Maison Européenne de la
Photographie in Paris (FR), Musée d'Art Contemporain et Moderne in Strasbourg (FR), Royal Palace in Brussels (BE),
Royal Museum of Fine Arts in Brussels (BE), S.M.A.K. in Ghent (BE) and Centraal Museum in Utrecht (NL) and in
SFMOMA, San Francisco Museum of Modern Art.

Braeckman’s work is highly subjective and evades the conventions of documentary photography, yet remains highly
autobiographical. Even though his images are often deprived of human figures, his own personality and thoughts are
very present. His images are intriguing and suggestive. Braeckman is never searching for images, he simply notices
things and finds images in what surrounds him. His dark room is transformed into a field of experimentation in which
the artist manipulates the paper, working with the materiality of the picture, revealing influences of chance and time.
The artist avoids images that are over-reasoned and opts for the unpredictable. Freedom and spontaneity therefore
become essential notions in his creative process. Braeckman expands the photographic medium to the point where it
becomes rather akin to the practice of the sculptor. In his most recent work Braeckman elaborates on creating unique
photographic images. What is particularly remarkable is his use of one of the most basic elements in the photographic
process, the light.



Nature Morte, Jan Lauwers, 2016 © Phile Deprez

De houten kisten, gebruikt voor het transport van andere kunstwerken, worden dragers van nieuwe kunstwerken. De
tekeningen zijn academisch en gedepersonaliseerd. De hand van de kunstenaar wordt geneutraliseerd. Het refereert
aan twee van de invloedrijkste kunstenaars en persoonlijkheden van de twintigste eeuw in het Westen: Marcel
Duchamp en Walt Disney. Duchamp, de koppige hofnar van de hedendaagse kunst, die zich afvroeg wat de functie van
kunst eigenlijk nog was tegenover de animatie-kitsch van Disney. De ene veranderde de wereld met een omgekeerde
pispot (‘Fountain’, 1917), de andere met de kapitalistische muis ‘Mickey Mouse’ (1928).

De drager van dit werk is het schilderij ‘Daniel in de leeuwenkuil’ (1615) van de Antwerpse barokschilder Pieter Paul
Rubens, getransformeerd tot tapijt. Ook hier wordt de functie van het schilderij herzien en de eigenheid van het
oorspronkelijke werk overbodig gemaakt. Het publiek veegt er letterlijk zijn voeten aan.



MIIN EERSTE STILLE VERHAAL

Jan Lauwers, Brussel, 9 maart 2016

Reeds als kleine jongen was ik een verhalenverteller. Als ik een dode vogel vond, legde ik die op mijn hoofd en werd
een indiaan. De stank van de rottende vogel onder mijn bed deed mijn moeder in woede uitbarsten. Voor ik de vogel
begroef, maakte ik er een tekening van. Op de onbeschreven achterkant van een gebruikte enveloppe uit mijn vaders
artsenpraktijk.

Die tekening werd mijn eerste stille verhaal. De vogel, mijn eerste muze. De stank van de dood maakte het verhaal
tragisch. De tekening vond er schoonheid in. Ik wil u het verhaal van deze eerste tekening vertellen.

Mijn oude oom, een door de oorlog getraumatiseerde zondagsschilder, bekeek mijn tekening en zei: ‘Je hebt een
gouden handje, klein Jantje’. Hij gaf me mijn eerste kunstenaarsboek over de anatomie van het menselijk lichaam. Ik
oefende dag en nacht. Het waarnemen, en de tijd van het waarnemen, werd mijn diepste geloof. Door te kijken zag ik
de verhalen die zich in alle stilte voor mijn ogen openbaarden. Mijn vader maakte zich zorgen over mijn stille
afzondering, maar hoorde niet hoe luidruchtig mijn hart werd toen ik ontdekte dat een pauwenstaartoog geen groene
veertjes had maar gele en blauwe die door het zonlicht zich vermengden tot al het groen van de wereld. De
pauwenveer bevatte de hele wereld! Dat was mijn ontdekking. Ik was nu een ontdekkingsreiziger. Ik voer over woeste
oceanen en beklom de hoogste bergen op zoek naar iets wat ik nooit hoopte te vinden. Want als ik het vond was het
afgelopen. Dan was ik weer een gewoon jongetje.

Ik was acht toen ik tekenles volgde in de dorpsschool. De eerste dag moesten we tekenpapier meebrengen. Ik nam
een paar enveloppes mee en legde die trots op mijn lessenaartje. De anderen hadden tekenblokken meegebracht. Bij
de meer gefortuneerde kinderen waren die zelfs met linnen ingebonden. De onderwijzer keek meewarig naar mijn
enveloppes, gooide ze in de prullenbak en gaf me een tekenblok met de vraag of ik misschien geen zin had om te
tekenen. Dat was het moment waarop ik besloot de beste tekenaar ter wereld ter worden. Net zoals ik de dapperste
indiaan was en de stank van de vogel mij niet kon deren. Net zoals ik de moedigste ontdekkingsreiziger was die zijn
eigen pis drinkt in de brandende hitte op het zinkende vlot. Over die pis heb ik het verder nog. Geen kunst zonder
gevoeg.

Na een paar dagen ben ik in het geheim de vogel weer gaan opgraven. Ik keek gefascineerd naar de maden die zich
volvraten en een enorme beweging veroorzaakten. De snelheid van hun lijfjes, het contrast tussen het felle wit van
hun huid en de zwarte verrotting, de hysterische beweging. Ik haalde de eerste tekening uit mijn tekenmap. Ik tekende
even snel als wat ik zag. Ik tekende over mijn eerste tekening. Het werd een lyrische constructie van witte en zwarte
vegen en punten. Ik tekende geen ontbonden vogel of een volgevreten made. Ik tekende beweging. (Zo kwam het
begrip abstractie in mijn werk binnen. Kunst is het bevriezen van een beweging. Na de waarneming kwam de
abstractie, na de abstractie kwam de stank.)

De dode vogel, deze onuitputtelijke stroom van stille verhalen, was een stinkende gore merel. Ik heb hem niet gedood.
Ik heb hem nooit horen zingen. Ik weet niet of hij een goeie zanger is geweest in zijn korte bestaan. Dat hij niet vergeefs
is gestorven. De merel was misschien een rotzak die de veel kleinere mussen met zijn gigantische snavel tegen hun
kop tikte. Hij stonk, en nog geen beetje. Misschien stonk hij bij leven wel uit zijn bek. Misschien mishandelde hij zijn
vrouwtje. Waarom was hij godverdomme mooier dan zijn vrouwtje? Met zijn ijdele gele bek en zijn zwarte glimmende
verentooi? Wat zou hij doen moest de veel grotere ekster hem achterna zitten? Dan zou hij vast niet gaan zitten mooie
deuntjes fluiten. De lafbek.



Ik stopte met tekenen en bekeek het getekende. Er ontbrak iets aan. Mijn tekening stonk niet. Zonder stank zou mijn
tekening niks waard zijn. Ik panikeerde. Mijn tekening was waardeloos. Het getekende was maar een zwakke
afspiegeling van de dramatische gebeurtenis die zich voor mijn ogen afspeelden in het open graf. Ik keek schichtig in
het rond. Vertwijfelt deed ik mijn broek naar beneden en piste op mijn tekening. De vlekken en lijnen vermengden
zich tot een brij. Ik legde de tekening in de zon en ging hoopvol zitten kijken. Het droogproces deed het papier krullen.
De tekening werd een sculptuur. Ik rook er aan. Het stonk nog ook. Ik had het gehaald. Mijn tekening droeg een geheim
met zich mee! (Kunst is een geheim.)
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Detail ‘Jugglers’, Jan Lauwers © Phile Deprez




