MARC DE COCK, MATTHYS-COLLE

Intro

Marc De Cock kan je gerust een van de bezielers van S.M.A.K. noemen. Om te weten te
komen wie hij is, neem ik je terug naar het begin. Het is 1957 en Gent heeft nog geen museum
voor actuele kunst. Kunstkenner Karel Geirlandt besluit daar iets aan te doen en richt de
Vereniging voor het Museum van Hedendaagse Kunst op. In 1979 wordt Marc De Cock
voorzitter van deze vereniging. Hun ambitie was groot. Ze wilden een autonoom museum, los
van het Museum voor Schone Kunsten en gericht op de eigentijdse tendensen in de
kunstwereld. Mede door Jan Hoet was het in 1999 zo ver. Het museum krijgt een eigen
gebouw en een nieuwe naam: S.M.A.K.

Met deze tentoonstelling verbeelden we Marc De Cocks persoon en engagement, als een
beeldend essay. Dit portret maakten we aan de hand van werken uit onze eigen collectie, maar
ook uit de collectie van de Gentse familie Matthys-Colle.

Roger Matthys en Hilda Colle waren allebei dokter maar vooral ook fervente
kunstverzamelaars. Het koppel had een neus voor innovatie en haalde vanaf de jaren vijftig
kunst in huis van grote namen zoals Andy Warhol en Roy Lichtenstein. Kunstenaars kwamen
geregeld bij hen thuis over de vloer. Voor Matthys en Colle was kunst een manier om naar de
wereld te kijken, los van elk oordeel. Kunstwerken hoeven niet mooi te zijn, maar moeten je
kunnen beroeren.

Na hun overlijden ontstond de Matthys-Colle stichting en werden bijna 40 werken in
langdurige bruikleen gegeven aan S.M.A.K. Het werk ‘Great American Nude #45° van Tom
Wesselmann werd aangekocht door de Vlaamse Gemeenschap. De familie vindt het namelijk
cruciaal dat het brede publiek kennis kan maken met hun collectie. Vandaag kan je een
selectie van hun verzameling terugvinden in het museum.



Berlinde De Bruyckere

Een gewei hangt verstild aan de muur, alsof het een jachttrofee is waarvan de glorie werd
weggenomen. Het kwetsbare uiterlijk van vlees is kenmerkend voor de beeldtaal van Berlinde
de Bruyckere. In haar werken staathet lijdende lichaam steeds centraal. De kunstenaar is
vooral gekend om haar sculpturen met opgezette paardenhuiden. In 2013 bracht S.M.A.K.
haar werk in het paviljoen van Belgi€ op de Bi€nnale van Venetié. Een jaar later werd de
tentoonstelling ook hier getoond, met daarin het werk R1""#$&" " "h(##)&i*+. De titel verwijst
naar de danser-performer Runa Romeu die Berlinde de Bruyckere leerde kennen via de
Gentse choreograaf Alain Platel. Het kunstwerk aan de muur is een restant van een
performance die Romeu in het museum gaf.

Tijdens deze performance transformeerde hij in de mythische figuur Actacon. Actaeon
veranderde in een hert, nadat hij Diana, de godin van de jacht, naakt had zien baden. Na deze
bestraffing werd jager Actaeon verslonden door zijn honden, die hun meester niet meer
herkenden. Zo wordt het gewei een symbool voor de vernietigende kant van passie. Een
gewei wordt in de dierenwereld even goed gebruikt om te verleiden als dat het wordt ingezet
als wapen in een gevecht om liefde op leven en dood. De tegenstelling tussen liefde en lijden
komt hier samen.

Bruce Nauman




Op wat let je bij het zien van een portret? De ogen? Of kijk je naar de neus? En wat als de
persoon wordt weggehaald, en enkel de stoel overblijft? Dit lege zitmeubel is een motief in de
kunstgeschiedenis. Misschien ken je wel de , -./)fvan Van Gogh, of Andy Warhols O1#23)/2}
,—-1), die hier even terug tijdens popart te zien was. De stoel was niet langer een rekwisiet,
maar kwam in deze werken op de voorgrond te staan.

Zo’n lege stoel roept in de eerste plaats de afwezigheid van het mensenlichaam op. Maar hier
in het werk van Bruce Nauman wordt het meubel echt helemaal omgekeerd. Nauman draait de
stoel letterlijk ondersteboven en hangt hem onbruikbaar in de ruimte op. De 4$564#7 (#(4, -./)
die je hier ziet diende eigenlijk als ontwerpschets voor de installatie die hij in 1987 maakte:
een stalen stoel die aan stalen kabels is opgehangen. Voor Nauman is het een metafoor. Een
aanklacht tegen de politicke mistoestanden en gewelddadige schendingen van de
mensenrechten van zijn tijd.

Dit kunstwerk is trouwens niet afgewerkt. Dat kan volgens Nauman immers nooit.
Kunstwerken zijn een proces waarbij ook jij, als toeschouwer, deels betrokken bent.

Ann Veronica Janssens

Zag jij al het grotere broertje van dit werk van Ann Veronica Janssens op de Korenmarkt hier
in centrum van Gent? Ter voorbereiding van het definitieve kunstwerk maakte Janssens deze
studie: 8#""19: :. De verticale sculptuur die je in het centrum ziet, maakte ze in opdracht van
de stad Gent. Het was hierbij van belang dat het kunstwerk het stedelijke karakter van het
plein zou onderstrepen en dat ze een betekenisvolle verbinding zou aangaan met de omgeving
en het publiek. Het uiteindelijke kunstwerk#8 ; i<: lbestaat uit een gigantische stalen balk
van 19 meter hoog met één gepolijste zijde. Met de titel van het werk verwijst Ann Veronica
Janssens naar een type steunbalk dat de basis vormt voor veel moderne bouwwerken. Zo
wordt het werk een eerbetoon aan de Gentse architectuurgeschiedenis en aan architecten en
bouwkundigen van over de hele wereld.

Janssens focust in haar kunst vooral op de zintuigelijke ervaring. Belangrijk is het moment
waarop het lichaam, zowel van het kunstwerk als van de toeschouwer, en de ruimte op elkaar
inwerken. Ze zet ongrijpbare fenomenen zoals licht, kleur en geluid in om nieuwe vormen
van beleving te ontwikkelen. Vandaar de weerspiegelende zijde in de stalen balk. Eén keer
per jaar kan je op de Korenmarkt een bijzonder moment beleven. Op exact 1 mei om 16 uur



strekken de reflectie en de schaduw van de balk perfect in elkaars verlengde uit en vormen ze
een rechte lijn.

Gilbert & George

Een glas alcohol dat ingeschonken wordt, de dop van een fles gin, een sigaret in de hand. Je
herkent er misschien een uit de hand gelopen avond met vrienden in. Eén ding is duidelijk: dit
kunstwerk kwam niet nuchter tot stand. Centraal in deze foto’s zie je de kunstenaars zelf- het
zijn bijna levende sculpturen - Gilbert en George. Dit iconische duo werkt sinds 1968 samen
als één kunstenaar. Ze maken zelfs elkaars zinnen af.

Onder hun portret lees je de titel van het werk: ; )/7=/7>142$163$)#en de slagzin ‘Art for All’.
Gilbert en George revolteren namelijk hun hele carriére lang tegen het elitaire van de kunst.
Kunst moet volgens hen het grote publiek bereiken. Zo vragen ze zich af waarom een
kunstenaar opzettelijk onduidelijk zou moeten zijn. Of waarom ze iets zouden doen wat voor
99 procent van de bevolking niet te begrijpen valt. In de jaren zestig zijn ze de eersten die
zichzelf zo provocatief en schaamteloos in het centrum van hun werk plaatsen. Aanvankelijk
spuwen kunstcritici hen uit. Te ordinair, te schreeuwerig, te plat. Maar al snel worden ze
enorm populair en wereldwijd gerespecteerd.

De reeks ; )/7=/7>442$163$)#5begonnen ze te maken toen ze in 1970 hun eerste kunstwerk
hadden verkocht. Dat vierden ze door dronken te worden in een bar in Londen en hun
ervaringen vast te leggen in een reeks zwart-witfoto's. Of zoals ze het zelf uitleggen:
“Kunstenaars worden 's nachts dronken, maar 's morgens gaan ze naar hun atelier en maken ze
een perfecte minimale sculptuur. Het zijn alcoholisten, maar hun kunst is doodnuchter.”

Mike Kelley



“Kunstenaar worden was het meest verachtelijk wat ik kon kiezen”, zei kunstenaar Mike
Kelley toen hij terugkeek op zijn beroepskeuze. Die keuze leidde zelfs tot een breuk met zijn
vader. Vandaag wordt Kelley beschouwd als een van de invloedrijkste artistieke
persoonlijkheden sinds de jaren 80. Performances, schilderijen, installaties en muziek gaan
allemaal samen in zijn kunst. Hij maakte een einde aan de idee dat een kunstenaar in één
specifiek medium dient uit te blinken. Tijdens zijn studies in Los Angeles richtte hij een
punkband op en was hij een belangrijke schakel tussen de kunst- en muziekscene.

Kelley werkte vaak met tweedehandsmateriaal. Je ziet hier op het witte laken pluche en
gebreid speelgoed. Het vraagt niet veel verbeelding om er nog een peuter te zien tussen
kruipen. Maar het valt je misschien op dat deze knuffels er heel anders uitzien dan
commercieel speelgoed. Volgens Kelley is handgemaakt speelgoed namelijk een onbewuste
projectie van de maker. Het laat iets van die persoon zien. Het werk heet *77.) (5, wat Engels
is voor binnenste, darmen, ingewanden. We moeten hier verder kijken dan wat je op het eerste
zicht ziet. Kelley onderzocht in zijn kunst trauma’s, verdrukte herinneringen, de invloed van
opvoeding, seksualiteit en de Amerikaanse cultuur.



