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Hotel-café Rubens, Visserskaai 44 in Oostende 
Foto Koen Broos
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vrijspraak Door James Ensor

Inleiding en vertalingen Herwig Todts

In deze rubriek geven we het vrije woord aan 
mensen met een pittige pen en een ferm gedacht. 
Wat ze schrijven, houdt verband met kunst.

te zeer rubens

James Ensor, Balletscène, 1905-1915, 
kleurpotlood op een afdruk, 28,7 x 23,5 cm

De invloedrijke 19de-eeuwse Franse kunsthistoricus en criticus Théophile Thoré (alias Wilhelm 
Bürger) stelde dat Rubens en Rafaël kunstenaars van het verleden waren, terwijl Rembrandt de 
toekomst aankondigde. Inderdaad, sedert het midden van de 19de eeuw is niet langer Rubens maar 
Rembrandt de held van nagenoeg alle moderne kunstenaars.
Ensor is geen uitzondering. Enkele composities of details in zijn schilderijen en tekeningen 
getuigen van zijn belangstelling voor Rubens en de ‘oude coloristen’. En hij aarzelde uiteraard niet 

om, naargelang van de plaats, de tijd en het 
gezelschap, in ironische hyperbolen de lof 
van Rubens te zingen. Maar een brief aan zijn 
vriend vingtist Dario de Regoyos uit 1884 getuigt 
onrechtstreeks van zijn reserves tegenover 
Rubens en zijn onvoorwaardelijke bewondering 
voor Rembrandt: Delacroix is niet slecht maar 
jammer genoeg te zeer Rubens. De grote 
kwaliteiten van Courbet zijn daarentegen enkel te 
vergelijken met Rembrandt. Ensors voorliefde voor 
Jordaens en Goya sluit hier mooi bij aan: Ensor 
verkiest de authenticiteit van het realisme boven 
het conventionele schoonheidsideaal van de kunst 
van het ancien régime. Mooie hoedanigheden 
volstaan niet: kunst moet ons verbijsteren en in 
vervoering brengen.
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James Ensor was een 
rebelse Belgische 
kunstenaar (1860–1949).

James Ensor, Mes écrits ou les suffisances matamoresques, (ed. Hugo Martin), Brussel: Editions Labor, 
1999, p. 156-159.

“Noblement vous me parlez de nos 
luttes passées, présentes et à venir!” 
Discours prononcé au banquet  
Ensor offert par les peintres d’An-
vers (1921)

Oui, je vous aime beaux peintres 
d’Anvers,  j’aime votre port, quand 
les sirènes enrouées crient au loin et 
quand le vieil Escaut mollement se 
balance (…) J’adore Rubens, votre 
Père, le Créateur du Ciel et de la 
Terre; j’aime vos filles roses, pétries 
de sang riche et de lait blond. (…) 
Nobles filles, inspiratrices de vos 
grands coloristes, votre image 
longtemps me sourira, et les vieux 
maîtres applaudiront, et je dirai: tels 
modèles, tels maîtres.
	

“Plechtstatig spreekt u me over onze voorbije, 
huidige en komende strijd!” 
Redevoering uitgesproken op het banket aan 
Ensor aangeboden door de Antwerpse schilders 
(1921)

Ja, ik houd van jullie, knappe Antwerpse 
schilders. Ik houd van jullie haven wanneer de 
schorre sirenen in de verte schreeuwen en de 
oude Schelde zachtjes deint. (…) Ik aanbid 
Rubens, jullie Vader, Schepper van Hemel en 
Aarde; ik houd van jullie roze meisjes gekneed 
van rijk bloed en blonde melk. (…) Edele 
meisjes, inspiratiebron van jullie grote coloristen, 
jullie beeld zal mij nog lang toelachen en de oude 
meesters zullen applaudisseren, en ik zal zeggen: 
zo het model, zo de meester.

Ostende, décembre 1884

Mon Cher Dario,
(…). Il y a un mois j’ai eu la chance 
de voir le musée de Lille. Cela m’a 
renversé. (…) Courbet m’a stupéfié. 
Son Après-dînée à Ornans est un 
chef-d’oeuvre. Sans exagérer, cela 
vaut Rembrandt. (…) Delacroix à de 
belles qualités mais c’est trop du 
Rubens, malheureusement.
Jordaens est superbe à Lille. Les 
chefs-d’oeuvres du musée sont 
les Goya. (…) Jamais je n’ai vu de 
figures plus affreuses, (…) Ces pein-
tures m’ont remué le sang.

Oostende, december 1884

Mijn beste Dario,
(…) Een maand geleden heb ik de kans gehad 
om het museum van Lille te bezoeken. Ik was 
er ondersteboven van. (…) Courbet heeft me 
verbijsterd. Zijn Na de maaltijd te Ornans is 
een meesterwerk. Zonder te overdrijven: dat is 
Rembrandt waard. (…) Delacroix heeft mooie 
hoedanigheden maar het is al te zeer Rubens, 
jammer genoeg. Jordaens is schitterend in Lille. 
De meesterwerken van het museum zijn de 
Goya’s. (…) Nooit eerder heb ik zulke afgrijselijke 
personages gezien, (…) Deze schilderijen 
brachten mijn bloed aan de kook.

James Ensor, Lettres, Archives du Futur, (ed. Xavier Tricot), Brussel: Editions Labor, 1999, p. 153-155.
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Interview door Patrick De Rynck
Portretfoto Jesse Willems

Merkwaardige vaststelling: 
een grote overzichtstentoon-
stelling over de eeuwenlange 
invloed van de kunstenaar 

Peter Paul Rubens was er wereldwijd nog nooit. Terwijl die invloed immens is. 
KMSKA-conservator Nico Van Hout nam de reuzenhandschoen op. Sensatie en 
sensualiteit. Rubens en zijn erfenis, heet het imposante resultaat, een samen-
werking met de Londense Royal Academy en BOZAR.

de reus en 
zijn aura: 

tentoonstelling 

‘We tonen iets meer dan 160 schilderijen, tekeningen en prenten. Een 
dertigtal is van Rubens. De klemtoon ligt vooral op “en zijn erfenis”. 
We zijn erin geslaagd absolute toppers te krijgen, zoals Rubens’ Lief-
destuin, Manets La Pêche uit het Metropolitan. Verder ook Nymphes 
poursuivies de Satyrs, een van de allermooiste Daumiers, een schitte-
rende van Dyck uit Washington, werk ook van Kokoschka en Klimt, wat 
je wellicht niet meteen verwacht. Enzovoort. Ik wilde het thema breed 
aanpakken en Rubens’ invloed tot in de 20ste eeuw laten zien. Dat leek 
me een spannend en gevarieerd onderwerp: waarom is Rubens ei-
genlijk zo’n belangrijke kunstenaar? Uiteraard heb ik me moeten be-
perken. Je kunt hier véél tentoonstellingen aan wijden. Denk aan de 
letterlijk wereldwijde verspreiding van motieven en composities van 
Rubens via de kolonisering en missionering. Dat aspect stip ik maar 
even aan. Ik zou graag een overzichtswerk schrijven over zijn invloed. 
Maar dat wordt een levenswerk.’

Ontdekkingstocht
Je koos voor zes thema’s: geweld, macht, wellust, compassie, elegantie en poëzie. En je wil dat men-
sen kíjken, niet zozeer dat ze de werken linken met biografieën, historische contexten of ‘scholen’.
‘Het stoorde me dat de anekdotiek en de clichés vaak de bovenhand 
hebben: de dikke vrouwen, de overdreven kleuren, Rubens als propa-
gandist van de contrareformatie... Natuurlijk bevatten die een grond 
van waarheid, maar ik wilde kijken wat kunstenaars met Rubens ge-

iedereen RUBENS
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daan hebben. Dan wordt het beeld veel gevarieerder. Ik ga ook de kri-
tiek niet uit de weg. Vandaar de vele citaten van kunstenaars, bijvoor-
beeld van mensen uit protestantse middens die moeite hadden met de 
katholieke Rubens. Of van preutse mensen die het moeilijk hadden met 
zoveel wulpse naaktheid. Die heb je trouwens nog altijd.’
‘Bij veel kunstenaars zie je dat ze zich niet wilden verbranden aan de 
aura die Rubens al die eeuwen uitstraalde. Voor sommigen was het 
een artistieke valkuil waaruit ze maar moeilijk konden ontsnappen. Net 
omdat Rubens kwalitatief de lat zo hoog heeft gelegd. Tot op vandaag 
zijn er kunstenaars die hem een “decorateur” en “salonschilder” noe-
men. Terwijl ze zelf hun werk verkopen aan bankiers uit de City die het 
in hun loft hangen. Het is soms de pot die de ketel verwijt...’

Het is opmerkelijk hoeveel namen er vallen als het over Rubens’ invloed gaat. En daar zitten ook 
onverwachte kunstenaars bij.
‘Dit is ook voor mij een ontdekkingstocht geworden. Ik had een lijstje 
opgesteld van kunstenaars die niet mochten ontbreken. Je kent ze wel: 
Boucher, Fragonard, Gainsborough, Delacroix natuurlijk. Maar wat 
bleek? Bij Boucher zie je Rubensiaanse dingen, maar hij is er toch ook al 
vrij ver van verwijderd. Fragonard putte uit Hals, Rubens, Rembrandt 
en Ruysdael... Hetzelfde met Gainsborough, die veel meer met van 
Dyck heeft, zeker in zijn portretten. Als er bij hem iets ‘op z’n Rubens’ is, 
dan zijn het landschappen. Vandaar: geen portret van Gainsborough, 

Honoré Daumier, Femmes poursuivies par des 
satyres, 1850, olieverf op doek, 132 x 98 cm, 

The Montreal Museum of Fine Arts
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wel landschappen. Thomas Lawrence is dé Engelse Rubensiaan:  
de volheid, de kleuren, de olieachtige toets, de werveling van de kle-
ren. In de 19de eeuw heb je ook Daumier en Courbet. Die laatste ont-
breekt omdat ik het me te laat heb gerealiseerd dat hij erbij hoorde. 
Ook Fantin-Latour schilderde een aantal zeer Rubensiaanse werken.’

Pablo Rubens
De kwestie is natuurlijk ook hoe ver je gaat in de invulling van het begrip ‘invloed’.
‘Een terechte methodologische vraag. Letterlijke kopieën zijn natuur-
lijk bewijsmateriaal, net als kleinere citaten. Het helpt ook als er ge-
schreven documenten en getuigenissen bestaan. Maar dan zijn er de 
stukken die verder van Rubens afstaan, die er niet meer als Rubens 
uitzien, maar er wel nog naar “ruiken”. Ik heb ondervonden dat, als je 
mensen moet overtuigen om bruiklenen te krijgen, dat op inhoudelijk-

Paul Cézanne, De drie baadsters, 1875, olieverf op doek, 30,5 x 33 cm, privé-collectie

Peter Paul Rubens, Pan en Syrinx, 
1617, olieverf op paneel, 40 x 61 cm,
Staatliche Museen Kassel

‘Dit is ook voor mij een 
ontdekkingstocht geworden.’
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stilistische gronden niet zo vlot gaat. Zo wilde ik een Renoirlandschap 
omdat het Rubensiaans is in zijn wazigheid: geen lijnen, enkel vlekken, 
kleurvlakken die in elkaar overlopen. Dat gaat onmiddellijk terug op 
Rubens’ landschappen. Maar ik kreeg het niet los.’
‘Kunstenaars kunnen qua kleurgebruik en compositie beïnvloed wor-
den, maar ook op moeilijker te definiëren manieren, of door een com-
binatie. Neem Böcklin en zijn Strijd op de brug tussen Germanen en 
Romeinen. Dat is een adaptatie van de Amazonenslag van de vroege 
Rubens. Ook de latere Böcklin is een soort Rubens van de 19de eeuw, 
met zijn mythologische taferelen. Je kunt makkelijk de belangrijkste 
centra aanwijzen van waaruit de invloed van Rubens uitging: Parijs, 
München, Wenen, Dresden... Madrid, met de grootste en belangrijkste 
Rubenscollectie, speelde nauwelijks een rol. Dat komt door oorlogstoe-
standen en omdat de stad niet in de Grand Tour zat.’

Een ‘monstre sacré’ als Rubens, dat wil ook zeggen ironie en parodie... Komt ook dat aan bod?
‘Kokoschka’s Loreley is een voorbeeld van ironie. In zijn panoramische 
landschappen zie je het formaat van Rubens’ landschappen terug, het 
vogelperspectief ook, het heftige kleurengebruik, de snelle toets. Stilis-
tisch kun je ze natuurlijk niet vergelijken.’
‘Van Picasso is er een prent. Ik had ook andere dingen in mijn hoofd, 
zoals een parodie op Rubens’ bacchanalen, maar zulke werken zijn 

Sir Thomas Lawrence, Philadelphia Hanna, 
1st Viscountess Cremorne, olieverf op doek, 
240 x 148 cm, Tate Gallery London
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Peter Paul Rubens, De liefdestuin, 1633, olieverf op doek, 198 x 286 cm, Museo Nacional del Prado Madrid

in deze context moeilijk los te krijgen, ook omdat het vaak om topstuk-
ken gaat. Of denk aan de Guernica: daarbij had Picasso Rubens’  
Verschrikkingen van de oorlog uit Firenze in gedachten: de allegori-
sering, de vlakverdeling ook... Als persoon was Rubens een rolmodel 
voor Picasso: die zag zichzelf ook als een “grand seigneur”, was net 
zoals Rubens bezig met alle mogelijke technieken en vormgevings-
kwesties, had een zaken- en managerstalent... Ook qua kunstenaars-
persoonlijkheid was Rubens dus invloedrijk. Al van in zijn eigen tijd: 
denk aan Rembrandt, Velázquez, van Dyck... Maar ook later: Makart, 
dé salonkunstenaar van Wenen, verkleedde zich als Rubens en zijn 
atelier was een soort Rubenshuis, drie keer zo groot. Waanzinnig. Hij 
spiegelde zich aan Rubens. En zo zijn er nog een aantal kunstenaars.’

‘Rubens’ werk is een performance. 
Hij probeert je te overtuigen.’
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Tegen de tijd in
Het is opvallend dat kunstenaars voor veel facetten naar Rubens kijken. Bij Rembrandt, ook invloed-
rijk, zijn de redenen beperkter.
‘Klopt. Je ziet op heel veel plaatsen altijd wel iets: het gaat telkens 
over andere aspecten van Rubens. Maar een kunstenaar zal natuur-
lijk nooit zeggen dat hij beïnvloed is. Nog eentje: Velázquez. Na 1628, 
als hij Rubens heeft ontmoet in Madrid, werkt hij volstrekt anders. Een 
brief over het feit dat hij voortaan op lichtere gronden en efficiënter 
schildert, met meer “sprezzatura”, is er niet, maar je zíet het. Spanje is 
overigens op de tentoonstelling ook aanwezig met Murillo en Claudio 
Coello. De honderden Spaanse en Vlaamse altaarstukken onder 
Rubens’ invloed, dat lag natuurlijk moeilijker. Ik denk dat je een ster-
kere expositie maakt door één werk van één meester te tonen die een 
hele groep vertegenwoordigt. Van iedereen een altaarstuk laten over-
brengen of een ontwerpschets tonen zou erg zwaar worden. Vandaar 
geen De Crayer, wel één Van Thulden. Ik wilde mensen laten kennis-
maken met de grote variatie waarmee internationale kunstenaars met 
Rubens zijn omgegaan.’

We zijn aan het eind van ons gesprek en de naam Poussin viel nog niet.
‘Wel, dat is belangrijk. Ik wilde vooral geen tentoonstelling maken over 
Rubenisme versus Poussinisme. Kleur versus lijn, dat is een permanen-
te golfbeweging in onze kunstgeschiedenis. Dat soort theoretische de-
batten wilde ik vooral niet voeren. Het is ook een echt Franse discussie.’

Was Rubens zelf bezig met zijn invloed, zijn ‘Nachleben’?
‘Da’s een moeilijke kwestie, die ik nog niet grondig heb uitgeplozen. 
In zijn brieven heeft hij het daar niet over. Al is elke kunstenaar daar 
natuurlijk in zekere zin wel mee bezig. Rubens had in elk geval oprecht 
een hart voor Antwerpen: toen hij na zijn verblijf in Italië terugkwam, 
had hij iets in zijn hoofd voor zijn stad en zijn huis, dat dicht stond bij 
wat hij in Venetië en Genua had gezien. Hij wilde dus wel werken aan 
zijn omgeving.’

In zijn ‘Cours de peinture par principes’ uit 1708 klasseerde De Piles Rubens samen met Rafaël als 
de beste schilder ooit...
‘Daar ben ik het dus volledig mee eens.’ (lacht) ‘Kijk, ik hoop dat de 
tentoonstelling de voorliefde voor kleur en voor virtuositeit weer op de 
voorgrond laat komen. Ik weet dat het tegen de smaak van onze tijd 
ingaat: ingetogenheid en kleurloosheid zijn aan de orde. Ook daarom 
is dit een gewaagde tentoonstelling. Rubens’ werk is een performance. 
Hij probeert je te overtuigen, bijvoorbeeld als hij levende wezens weer-
geeft. Kijk daarom eens verder dan die bilspleet. Kijk hoe de dingen 
geschilderd zijn. Want voor Rubens’ geniale uitvoering, daar heeft let-
terlijk iedereen ontzag voor gehad. Dus ook heel veel kunstenaars.’

Sensatie en sensualiteit. Rubens en zijn erfenis
Vanaf 25 september 2014 tot en met 4 januari 2015
BOZAR, Ravensteinstraat 23 in Brussel

Frans Francken, Het schilderijenkabinet van Sebastiaan Leerse,
z.d., olieverf op paneel, 77 x 114 cm
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‘‘t Cierlijk Schoon 

van Haare Veeren”*

Binnen het project Het Gulden Cabinet 
vindt in het Rockoxhuis een reeks kleine 

wisseltentoonstellingen plaats. De derde 
is gewijd aan de papegaai als opvallende 
verschijning in de beeldende kunsten van 

de 16de en 17de eeuw.

Door Hildegard Van de Velde

Papegaaien in de schilderkunst

tentoonstelling 
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*De Nederlandse diamant-
zetter Hendrik Graauwhart 
(1661-1732) publiceerde enkele 
moraliserende  edities met 
stichtelijke rijmelarij. Hij 
noemde de papegaai in zijn 
Leerzame Zinnebeelden uit 
1704 een snapperd of een bab-
belaar, en tooide de vogel met 
schoonheid: ‘Het zoet gesnap 
des Papegaais, / En ’t Cierlijk 
schoon van haare veeren…’

Maagdelijke papegaai
De aanleiding voor de wisseltentoonstelling is de recente restauratie 
van Rubens’ Heilige Familie met de papegaai uit het KMSKA, dat van 
zijn oude vernissen en retouches is ontdaan. Het paneel straalt opnieuw 
en getuigt weer van Rubens’ schitterende talent. Het schilderij heeft in 
Het Gulden Cabinet een ereplaats in het rode saleth of salon.
Rubens koos voor de ara ararauna of de blauwgele ara om de 
iconografie van het werk te ondersteunen. Dat is een monogame 
vogel, die vaak de harmonie in het huwelijksleven verbeeldt. Maar 
hier refereert de papegaai aan de maagdelijkheid van Maria, een 
symboliek die teruggaat tot de 15de eeuw. De dominicaan Franciscus 
de Retza beargumenteerde toen de maagdelijke symboliek van de 
papegaai in zijn Defensorium inviolatae Virginitatis beatae Mariae. 
Zijn stelling: als een vogel ‘Ave’ kon zeggen, dan kon Maria bevrucht 
worden door de woorden van de engel Gabriël: ‘Ave Maria’.

Kleurrijk
Ook Rubens’ bijna-leeftijdgenoot Roelant Savery (1576-1639), de die-
ren- en landschapsschilder, was dol op de vogel. Hij werkte begin 17de 
eeuw voor keizer Rudolf II in Praag, die een zeer befaamde menagerie 
bezat en in 1601 een volière voor papegaaien liet bouwen. Savery kon 
er naar levend model tekenen en schilderen. In zijn rariteitenkabinet-
ten had Rudolf II ook enkele opgezette exemplaren.
Zoals Rubens schilderde Savery Bijbelse taferelen. In de tentoonstel-
ling zijn enkele van zijn oudtestamentische werken uit het KMSKA op-
genomen, zoals het Aards Paradijs. Aan het begin van de 15de eeuw 
legde Albrecht Dürer (1471-1528) bij het graveren van zijn Adam en 
Eva de nadruk op de hoofdpersonages. Die bevonden zich in een sober 
decor van twee boomstammen en slechts omgeven door enkele die-
ren. Savery plaatste Adam en Eva in ruime idyllische landschappen 
die hij met  zo veel mogelijk dieren bevolkte: water-, landdieren en ook 
vogels. De papegaai mocht als symbool van de schepping niet ontbre-
ken. Opvallend is dat Savery vooral de ara ararauna, de blauwgele 
ara, en de ara macao, de rode ara, in zijn iconografie opnam. Dat zijn 
niet toevallig zeer kleurrijke ankerpunten in een groene omgeving.

Een papegaai is niet toevallig een zeer 
kleurrijk ankerpunt in een compositie.
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Peter Paul Rubens, Heilige Familie met de papegaai, 1614, olieverf op paneel, 163 x 189 cm 
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DE PAPEGAAI IN EUROPA

De schoonheid en het imitatietalent van exotische papegaaien spraken 
in Europa eeuwenlang tot de verbeelding. De eerste papegaaien zou-
den al ten tijde van Alexander de Grote (4de eeuw v.Chr.) zijn ingevoerd. 
Hoewel dat wellicht parkieten waren, behoren ze toch tot de papegaai-
enfamilie. In de 14de en 15de eeuw was de papegaai de vertrouwde 
gezel van pausen. Het dier werd als embleem aangebracht op boeken, 
kledij, muren en wandtapijten.
Nadat de Portugezen in de 15de eeuw de Afrikaanse kusten had-
den verkend en ook Indië bereikten, zetten zij begin 16de eeuw een 
bloeiende handel met Oost-Azië op, terwijl de ‘conquistadores’ rond 
diezelfde tijd grote delen van Amerika veroverden. Met het ontdekken 
van nieuwe continenten ontvouwde zich ook een onbekende natuur met 
exotische fauna en flora. Levende dieren uit verre contreien kwamen 
in vorstelijke menagerieën terecht en vreemde vogels kwinkeleerden 
in volières. Wetenschappers verzamelden hun kennis en schreven 
traktaten en encyclopedieën; onder hen Conrad Gessner (1516-1565) 
en Ulisse Aldrovandi (1522-1605). De papegaai gaf zijn geheimen prijs,  
liet zich in diverse soorten optekenen en inspireerde kunstenaars, 
filosofen, wetenschappers en literaire auteurs eindeloos.

Roelant Savery, Aards paradijs, (detail), olieverf op paneel, 53,5 x 90 cm
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Roelant Savery, Orpheus en de dieren, olieverf op doek, 81,5 x 135,5 cm

Multi-inzetbaar
Ook in zijn mythologische taferelen integreerde Savery deze pape-
gaaien. Een schitterende Orpheus en de dieren bood hem opnieuw de 
vrijheid om zijn landschap naar hartenlust te vullen met de schepselen 
der aarde. In de achtergrond refereerde hij aan Orpheus’ levensloop, 
maar het is even zoeken tussen de vele dieren.

Ook in andere onderwerpen in de beeldende kunst kreeg de papegaai 
een prominente plaats. In de tentoonstelling zijn 17de-eeuwse stille-
vens te zien waar hij het symbool van luxe is. In de portretschilderkunst 
kan de papegaai de status van de geportretteerde kracht bijzetten of 
fungeert hij als liefdessymbool in een dubbelportret. Bij een kinderpor-
tret staat de papegaai dan weer voor een goede opvoeding.
In allegorische en emblematische voorstellingen vinden we een over-
vloed aan papegaaiensymboliek. Een van de mooiste zinnebeeldige 
voorstellingen is van de Nederlandse jurist, politicus en moraliserend 
dichter Jacob Cats (1577-1660). Hij beschreef de papegaai die ge-
vangen zit in zijn kooi en toch bly ghesangh laat horen. Cats riep zo 
het beeld op van een minnaar of minnares die uitkijkt naar de soete  
slaverny van de liefde. Gekooid zijn door de liefde schept vreugde!

Papegaai. ’t Cierlijk Schoon van Haare Veeren
Museum Rockoxhuis
Vanaf 8 november 2014 tot 22 februari 2015
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Architecte Dikkie Scipio houdt de 
lezers van ZAAL Z op de hoogte van 

de verbouwing.

Dikkie Scipio – juli 2014

In de 19de eeuw bouwde men solide en doordacht, en de neoclassi-
cistische architectuur is machtig en trots. De stijl werd jarenlang niet 
gewaardeerd maar komt juist door de centrale ligging op het Zuid 
prachtig tot zijn recht.

Daarom hebben we ervoor gekozen om de museumuitbreiding binnen 
de contouren van de daklijn te houden. Vanuit de straten langs en op 
het plein voor het museum zal de nieuwe grote zaal niet zichtbaar zijn. 
Pas veel verder, vanuit de straten die de diagonalen vormen van de 
19de-eeuwse stervormige plattegrond waarvan het museum het mid-
delpunt vormt, zal men de nieuwe zaal tussen de oude daken zien. Ook 
binnen is de nieuwbouw niet direct te zien: de focus ligt in de eerste 
plaats op het herstel van de route van de originele plattegrond.

Het nieuwe museum is gesitueerd in de vier oude patio’s van het ge-
bouw, met daarop een grote bovenzaal. Stel het u voor als een grote 
tafel waarvan de vier poten in de patio’s staan en met in het midden 
van het tafelblad twee gaten waardoor de kap van de centrale Rubens- 
en van Dyckzaal prikt.
Maar hoe ziet dit er aan de binnenzijde uit, en hoe kun je van de ene 
tafelpoot naar de andere komen als je het nieuwe museum nergens 
ziet? Dat is mogelijk gemaakt door de wand tussen de Rubens- en van 

ACHTER DE STEIGERS

ONZICHTBAAR foto Karin Borghouts

In de wand tussen de Rubens- en de 
van Dyckzaal komt een doorgang die 
de twee patio’s verbindt.
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Volg de renovatiewerkzaamheden op de voet via kmskablog.wordpress.com

Dyckzaal dubbel te maken. Omdat de zalen in het nieuwe museum op 
een ander niveau liggen dan de oude, kan men zo ongezien tussen de 
wanden over de deuropening van de Rubens- en van Dyckzaal heen 
lopen naar de andere kant van het nieuwe museum. 

De Rubenszaal, de grootste, blijft ongewijzigd, maar de van Dyckzaal 
wordt met 2,9 meter verkort. Hierbij wordt de wand precies één seg-
ment van de tekening in de koof opgeschoven en zodanig aangeheeld 
dat het patroon opnieuw doorloopt. De voor de architecten Winders en 
Van Dijk zo belangrijke verhoudingen voor de juiste lichtinval – 14,7 
hoog bij 12 meter breed – blijven behouden.

De sparingen voor de verborgen doorgangen zijn inmiddels gemaakt. 
De stukken van de kroonlijst die hierbij loskwamen worden zorgvuldig 
bewaard en opnieuw gebruikt bij de reconstructie. Het nieuwe muse-
um doet hierdoor zo min mogelijk een inbreuk op de kwaliteit van het 
oude, waarvoor de nieuwkomer onzichtbaar blijft.Bij de aanleg van de dubbele wand 

werd een deel van de plafondlijst 
verwijderd. Deze ornamentstukken 

zijn genummerd en worden zorgvuldig 
bewaard om teruggeplaatst te worden 

bij de reconstructie.
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Een jaar lang zijn verschillende beloftevolle kunstenaars uit Hoge Horizon, 
Bruegelland, vroeg 21ste eeuw te gast in ZAAL Z met hun werk.

Joe Biel werd geboren in Colorado, VS. Hij studeerde af als Master in the 
Faculty of Arts (Michigan) in 1990. Hij woont en werkt in Los Angeles, en 
doceert aan de California State University Fullerton.

‘I am most interested in charged human situations. This interest is reflected 
through various means; sometimes by portraying a particular moment or event, 
but more often by showing the moment before or after an action which is only 
partially named or specified. I’m more interested in the suggestion of narrative 
possibilities than in clearly resolved linear narratives, though it seems impor-
tant that certain details (i.e. gestures, expressions, clothing, object types) remain 
quite specific.
Things come into my work from a variety of sources and processes. There is 
a constant shifting between the imagined and the observed. Often these are 
combined and result in a fusion of differing qualities: stoicism and vulnerability, 
absurd comedy and overwrought tragedy, the banal and the bizarre.’
‘Stylistically, I work primarily in drawing. There is something about the direct-
ness and precision of drawing which seems most suited to my concern with en-
gaging the viewer. Also I am drawn to the dual quality that very large drawings 
contain; namely a sense of epic grandeur and at the same time a sense of inti-
macy that the drawn mark inevitably carries. My work references older artists 
like Bosch and Bruegel. At the same time the work has a contemporary starkness 
and edgy humor which root it in these times. I feel both qualities are important 
in creating work, which speaks insightfully of the present and yet also remains 
universal and able to communicate to future generations.’

‘Ik ben vooral geïnteresseerd in beladen situaties. Deze belangstelling uit zich op ver-
schillende manieren: soms door een bepaald moment of een bepaalde gebeurtenis voor 
te stellen, maar vaker nog door het uitbeelden van het ogenblik vlak voor of vlak na 
een handeling die slechts deels of niet nader gepreciseerd is. Ik ben meer geïnteres-
seerd in de suggestie van verhalen dan in duidelijk uitgestippelde verhaallijnen, hoewel 
het belangrijk lijkt dat sommige details (gebaren, expressies, kleding, objecten) geduid 
worden.’
‘In mijn werk duiken dingen op vanuit verschillende bronnen en ontwikkelingsproces-
sen. Er is sprake van een voortdurende afwisseling tussen verbeelding en waarneming: 
stoïcisme en breekbaarheid, absurde komedie en overspannen tragedie, het banale en 
het bizarre.’ 
‘Stilistisch (sic) gezien maak ik vooral tekeningen. De directheid en de nauwkeurigheid 
van het medium lijken me het meest geschikt om de toeschouwer te betrekken. Ik voel 
me ook aangetrokken tot de dubbele eigenschap van grote tekeningen, enerzijds een 
gevoel van epische grandeur en anderzijds een gevoel van intimiteit dat het geschetste 
teken onvermijdelijk met zich meedraagt.’
‘Mijn werk refereert aan oude meesters zoals Bosch en Breugel. Hun werk straalt tege-
lijk een hedendaagse gestrengheid en gespannen humor uit, die hun oorsprong vinden 
in die tijd. Naar mijn gevoel zijn deze beide kwaliteiten belangrijk in deze werken, die op 
een scherpe wijze over het heden spreken, maar tegelijk universeel zijn en in staat met 
toekomstige generaties te communiceren.’

Vertaling door Véronique Van Passel
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WAS GETEKEND
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Joe Biel, Compound, 2007, waterverf, kleurpotlood en grafiet op papier, 203 x 208 cm, Courtesy Kuckei + Kuckei Berlin, © Joe Biel
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GESPREK

VAN EN VOL 

PAUL 

OVER ZIJN HUIS 
Interview door Eric Rinckhout
Portretfoto’s Jesse Willems

VERTROUWEN

HUVENNE 

Paul Huvenne (65)  
stond zeventien jaar 
aan het hoofd van het 

Koninklijk Museum voor Schone Kunsten Antwerpen. Op 1 augustus 
ging hij met pensioen. Een gesprek over verleden en toekomst van het 
grootste museum van de Vlaamse Gemeenschap: ‘Men noemde mij 
een dromer en dacht dat het nieuwe gebouw er nooit zou komen.’
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In 2018 zal de gerenoveerde en uitgebreide museumtempel op het Zuid weer openen. Geen 
spijt dat u nu met pensioen gaat?
‘Het is altijd jammer, maar het kan niet anders. Op een gegeven mo-
ment moet je de bâton de maréchal aan een jongere generatie doorge-
ven. Als je te lang aanblijft, ontstaat er een gerontocratie.’

Had u uw opvolger niet moeten inwerken?
‘Ik wil geen schoonmoeder zijn. Mijn kennis wil ik desgevraagd delen, 
maar ik hoop dat veel ervan in mijn ploeg zit. Daar ben ik eigenlijk 
gerust in.’

Gevaarlijk publiek
In zeventien jaar hebt u veel verwezenlijkt. Het KMSKA komt van zeer ver.
‘Dat zijn uw woorden.’ (lacht) ‘In 1997 kwam ik in een instelling die niets 
goeds meer kon doen. Zelfs als er een stoel verzet werd, kreeg men 
een slechte pers. Dat is een kunst op zich, natuurlijk. Ik kwam uit het 
Rubenshuis, waar ik wel een goede pers kreeg. Mijn vraag was om 
mij twee jaar krediet te geven, tot aan de van Dycktentoonstelling van 
1999.’

Hoe hebt u het museum op de sporen gekregen?
‘Ik denk dat ik het huis weer vertrouwen heb gegeven. Er werkten 
ook toen veel goede mensen, maar het museum was wereldvreemd 
geworden. Men zag het publiek als een gevaar: dat komt binnen en 
brengt de relatieve vochtigheid uit balans. Om van alle ziektekiemen 
maar te zwijgen.’ (lacht)  ‘Bovendien ontbrak er structuur: er waren we-
tenschappers, suppoosten en dactylo’s, maar er was geen organisatie 
en geen middenkader.’

U had de ruimte om te hervormen.
‘In de jaren negentig heerste de opvatting over de ambtenaar als  
public servant met een zekere vrijheid. Zo heb ik kunnen reorganise-
ren. Er zijn afdelingen opgericht: Collectie, Bedrijfsvoering en Marke-
ting, Communicatie en Educatie. Aan het hoofd staat telkens iemand 
die goed gewogen is: het museum is nu een goed toegerust schip, klaar 
om de wereldzeeën te bevaren.’
‘Er moet volgens het boekje gewerkt worden, maar ik wil wel waar-
schuwen voor een overheid die meer en meer sterren uitdeelt op basis 
van hygiëne in de keuken en transparantie van de kassa. Een overheid 
moet ook oog hebben voor het lekkere eten dat creatief bereid is.’

‘In 1997 kwam ik in een instelling die niets 
goeds meer kon doen. Zelfs als er een stoel 
verzet werd, kreeg men een slechte pers.’
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Samen met collega-directeur Bart 
De Baere van het M HKA en 

kunstenaar Jef Geys tijdens de 
opbouw van de tentoonstelling 

Villa Wintermans (2009).

Misschien hebt u de grootste vooruitgang geboekt qua collectiebeheer en restauratie?
‘Door onze aandacht voor het materieeltechnische hebben we een 
grote inhaalbeweging gemaakt. We hebben de beste depotwerking. 
Het restauratieatelier is, na het Koninklijk Instituut voor het Kunstpatri-
monium, het beste van het land. Ik mag dat zeggen: ik ben een Gen-
tenaar, geen Antwerpenaar.’ (lacht) ‘Er zijn wonderen gebeurd: onze 
Rembrandt is gerestaureerd dankzij milde schenkingen van een Ne-
derbelg, en er is een algemeen erkende, authentieke Rembrandt te-
voorschijn gekomen. Er is ook een Gossaert van onder het stof gehaald. 
Hopelijk is in 2018 onze Memling klaar: daar werkt men al lang aan, 
maar het is in oppervlakte dan ook de grootste Memling ter wereld. En 
De zeven sacramenten van Rogier van der Weyden werd beschouwd 
als een atelierstuk: na de restauratie blijkt het een topwerk dat ons een 
beter inzicht geeft in de manier van werken van Van der Weyden.’

Absurde grens
In 2018 heropent het museum.
‘Vergeet niet dat men mij een dromer noemde: men dacht dat het 
nieuwe gebouw er nooit zou komen. Ik was zogezegd geen realistische 
mens.’

Hoe zal dat ingevuld worden? Gaan de tijdelijke tentoonstellingen naar de nieuwbouw?
‘De voorste zalen en de as van de Rubenszalen worden echt gerestau-
reerd. Voor de rest respecteren we wat er is en gaan we herstellingen 
uitvoeren, maar de vrijheid behouden van bijvoorbeeld een andere 
kleurzetting. Het zou kunnen dat we de Vlaamse primitieven in de 
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nieuwbouw onderbrengen, omdat we daar een intiemere ruimtelijkheid 
kunnen bieden. Ook voor de Ensorcollectie liggen daar mogelijkheden. 
Het is dus niet zo dat de nieuwbouw enkel voor tijdelijke tentoonstellingen 
gebruikt kan worden. Integendeel: we kunnen nu compartimenteren en 
zowel stukken van het oude als van het nieuwe gebouw voor tentoonstel-
lingen gebruiken.’
‘Persoonlijk vind ik dat we ook kunnen samenwerken met M HKA. Ik ben 
hedendaagser dan men denkt.’ (lacht) ‘Misschien kunnen we onze mo-
dernen uit de jaren 1950-1960 in het M HKA tonen en bij ons een plek 
reserveren voor echt hedendaags werk. Zo kunnen we die absurde grens 
tussen schone en hedendaagse kunst laten verdwijnen.’

De oppervlakte wordt aanzienlijk groter.
‘Veertig procent. We gaan meer en beter kunnen tonen, daar heeft het 
publiek alle voordeel bij. Maar als wij in 2018 met de nodige grandeur 
willen opengaan, dan hebben we meer middelen nodig. De lat ligt hoog, 
zeker na de recente heropening van het Rijksmuseum. Maar het Rijks-
museum is zeer rijk. Toch heb ik er alle vertrouwen in, omdat mijn ploeg 
creatief is. Tussen nu en de opening hebben we alles in onze mars om te 
doen wat het Rijksmuseum heeft gedaan – en zelfs nog beter. We zullen 
er in 2018 staan, met de nodige fundraising en steun van privébedrijven.’

Fascinatie
Is het KMSKA niet te weinig ambitieus geweest, bijvoorbeeld in het tentoonstellingsbeleid? Het 
moet eigenlijk toch spelen in de ‘Champions League’ van Europese musea?
‘Die stap hebben we toch gezet? Zie wat we nu doen in het Rockoxhuis 
met Het Gulden Cabinet. En in BOZAR: Rubens en zijn erfenis. Ons oude 
ritme was: per jaar twee tentoonstellingen, zoals Kinderen op hun mooist, 
en om de vijf jaar een blockbuster, zoals van Dyck in 1999 en de Mooiste 
tweeluiken in 2007, in samenwerking met de Royal Academy Londen en 
National Gallery in Washington. Dergelijke exposities jagen ons op kos-
ten, we hebben niet de middelen om méér te doen.’

Ook het aanboren van een groot, jong publiek is een uitdaging.
‘De kunsthistoricus Ernst Gombrich heeft ooit gezegd dat je na dertig jaar 
een museum moet kunnen binnenstappen en daar nog altijd je lieve-
lingswerk zien hangen. We mogen ons trouwe publiek dus niet vergeten. 
Er hebben trouwens nog nooit zoveel mensen musea bezocht als de voor-
bije jaren. Er is dus continuïteit nodig, maar ook variatie. Voor de aanslui-
ting met jongeren hebben we onze ploeg van Jongbloed!.’

‘Als we onze modernen uit de jaren 1950-1960 in het 
M HKA tonen en bij ons een plek reserveren voor 
hedendaags werk, kunnen we die absurde grens tussen 
schone en hedendaagse kunst laten verdwijnen.’
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Paul Huvenne leidt de toenmalige prins Filip rond in de van Dyck-tentoonstelling (1999).
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Antwerpen telt 172 nationaliteiten. Hoe moet een kunstmuseum omgaan met de verschillen 
tussen christendom en islam?
‘Wij moeten een huis worden voor visuele geletterdheid. Met oog voor 
ons visuele geheugen, waar wij het archief van zijn. In de moslimcul-
tuur gaat men anders om met de visuele cultuur, meer met een mathe-
matische visualiteit. Dan merk je weer hoe uitzonderlijk onze kunst van 
de mimesis is.’

Maar hoe breng je Rubens naar kinderen met een moslimachtergrond?
‘Om te beginnen: door de fascinatie van de Rubenszaal. Als je de eer-
ste keer in de moskee van Cordoba komt, dan brengt die totaalindruk 
toch ook iets teweeg? Het begint toch altijd bij fascinatie? Denk ook aan 
de manier waarop Willy Vandersteen in de strip Het Spaanse Spook de 
lezer uitnodigt om in het schilderij van Bruegel te stappen.’

De toekomst
Rubens neemt bij u een speciale plaats in.
‘Wat ik aan Rubens zo bewonder, is zijn zin voor grenzeloosheid. 
Ik krijg nu eindelijk tijd om te werken aan mijn deel van het Corpus  
Rubenianum, een ereschuld die openstaat van toen ik in het Rubeni-
anum werkte. Het zal gaan over het openbare leven van Christus, dus 
niet de kerststallen en de passietaferelen.’
‘Ik geef ook nog les aan de Universiteit Antwerpen: kunstgeschiedenis 
in het perspectief van mensen die met beelddenken bezig zijn. Ik mag 
dat tot mijn zeventigste levensjaar doen.’ (lacht) ‘Ik wil ook voortwer-
ken aan Pourbus, over wie ik mijn doctoraat maakte. Voorts heb ik het 
vooruitzicht van elke gezonde gepensioneerde, zeker? Ik heb kinderen 
en een kleinkind. En ik wil reizen naar plaatsen waar ik nog nooit ben 
geweest, zoals Griekenland en Istanboel. Dat wil ik goedmaken, want 
ik ervaar het als een tekort.’

‘De kunsthistoricus Ernst Gombrich heeft ooit 
gezegd dat je na dertig jaar een museum moet 
kunnen binnenstappen en daar nog altijd je 
lievelingswerk zien hangen.’



29 De Modernen. Kunst in de Groote Oorlog toont wat de oorlog voor 
de kunst en literatuur betekend heeft, aan de hand van zes centrale 
figuren: Rik Wouters, Emile Verhaeren, Cyriel Buysse, André de 

Ridder, Paul van Ostaijen en Jules 
Schmalzigaug, die uit Antwerpen 
wegvluchtte.

Jules Schmalzigaug 

Door Nanny Schrijvers

en de Groote 

Voor sommige kunstenaars betekent oorlog een confrontatie met on-
bekende artistieke opvattingen en nieuwigheden. Het kan een impuls 
worden om het eigen werk in een ander licht te bekijken. Maar bij 
Schmalzigaug is het omgekeerde waar: het verkleint en verengt zijn 
wereld, letterlijk en figuurlijk. Uiteindelijk kiest hij in 1917 voor de dood. 

De coming of age van een kunstenaar
Jules Schmalzigaug wordt op 26 september 1882 in Antwerpen ge-
boren, als oudste zoon van Emile Schmalzigaug en Mathilde Mayer. 
Vader Emile, afkomstig uit het Duitse Heilbronn, kwam via Mannheim 
in Antwerpen terecht, waar hij een succesvolle groothandel in koffie 
opzet. Weldra maakt de familie deel uit van de rijke Antwerpse burge-
rij. De zonen Jules, Walter en Herman groeien op in een intellectueel 
stimulerend gezin, omringd door kunst en cultuur. Jules gaat naar het 
atheneum in Antwerpen, maar op zijn 15de vertrekt hij om gezond-
heidsredenen naar Dessau en Dresden, waar hij tot 1900 blijft voor 
orthopedische behandelingen aan de ruggengraat. Daar besluit hij 
kunstenaar te worden. Hij keert terug naar Antwerpen en volgt er les 
aan de academie, die hij snel weer verlaat om naar die in Karlsruhe te 
gaan en daarna naar Brussel.
Van september 1905 tot juni 1906 trekt hij rond in Italië. Hij verblijft ach-
tereenvolgens in de kunststeden Venetië, Rome, Napels en Florence. 
Schmalzigaug is niet onder de indruk van de Italiaanse barok in Rome, 

tentoonstelling

Oorlog
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maar des te meer van de schilders uit het Quattrocento. 
Op aanraden van zijn broer Walter gaat hij schrijven 
over wat hij in Italië zag. Schrijven zal hij blijven doen: 
Schmalzigaug publiceert geregeld kunstkritische arti-
kels.
In 1907 trekt hij naar Reims en Parijs, en komt hij ook 
terug naar Antwerpen, waar hij secretaris wordt van 
Kunst van Heden. Een jaar later verblijft hij een tijd in 
Lissewege bij Brugge. In die periode is zijn werk don-
ker, en de onderwerpen (werkende boeren, stadsgezich-
ten…) doen denken aan het werk van Xavier Mellery. Het 
is dan ook geen verrassing wanneer Schmalzigaug eind 
1910 terugkeert naar Parijs om les te volgen bij onder an-
dere René Ménard en Charles Cottet, schilders die de 
traditie van het symbolisme en naturalisme hoog hou-
den. 

Kiezen voor het futurisme
Schmalzigaug kiest duidelijk niet voor de voorhoede, 
maar blijft zoeken en twijfelen over welke weg hij uit 
wil gaan. Tot hij op 8 februari 1912 Filippo Tommaso 
Marinetti  hoort spreken in de Parijse Galerie Bernheim-
Jeune, ter gelegenheid van een tentoonstelling met werk 
van de Italiaanse futuristen.  In 1909 heeft Marinetti het 
Futuristisch Manifest gepubliceerd, waarin hij een kunst 
voorstelde die niet naar het verleden of het heden ver-
wijst, maar helemaal gericht is op de toekomst, en op 
snelheid en technologie. Het futurisme is meer dan een 
artistieke beweging en omvat het hele leven, ook de poli-
tiek. Daar wil Schmalzigaug bij horen.
Hij vertrekt naar Venetië om zich daar te vestigen en 
hard te werken. In het voorjaar 1914 stelt hij in Rome zes 
werken tentoon in de Esposizione libera futurista inter-
nazionale, samen met Gino Severini, Umberto Boccioni, 
Giacomo Balla, Carlo Carrà en Alexander Archipenko. 
Een van de zes is Indruk van een danszaal, geïnspireerd 
door een Antwerpse danszaal. Het toont de weg die 
Schmalzigaug wil uitgaan: vertrekkend van kleuren die 
licht geven of licht absorberen, volume en vorm sugge-
reren. Nerveuze en repetitieve toetsen roepen ritme en 

Jules Schmalzigaug, Indruk van een danszaal, 1914, 
olieverf op doek, 52,5 x 64 cm

Het futurisme is meer dan een 
artistieke beweging en omvat het 
hele leven, ook de politiek. Daar 
wil Schmalzigaug bij horen.
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beweging op. De vele diagonalen geven de indruk 
van de wirwar van dansende mensen.
 
Geïsoleerd
Dan breekt de oorlog uit:  de intussen 32-jarige 
Schmalzigaug keert in het najaar terug naar 
Antwerpen en vertrekt  met zijn familie naar Den 
Haag. Na een leven vol reizen, artistieke impulsen 
en uitdagingen vond hij in het futurisme zijn be-
stemming, maar in Den Haag leeft hij geïsoleerd 
van zijn Italiaanse geestesgenoten.
Dat belet hem niet deel te nemen aan de vele ini-
tiatieven die de talrijke Belgische vluchtelingen 
in Den Haag opzetten, en verder te werken. In ok-
tober 1915 richt hij samen met Frans Smeers en 
Willem Paerels een school op: de Ecole belge d’art 
domestique. Belgische meisjes en vrouwen kunnen 
er een opleiding volgen in allerlei artistieke discipli-
nes. Edith Van Leckwijck is een van de leerlingen; 
met haar spreekt Schmalzigaug over zijn kleurthe-
orieën. Dat doet hij ook met Rik Wouters. 

Het futurisme wil  met alles wat voorafging breken 
en sommige  Italiaanse futuristen zien de oorlog 
als het ultieme middel om hun doel te bereiken. 
Bij Schmalzigaug wekt dat diepgaande twijfels en 
onbehagen op. Wat hij voordien als oplossing zag, 
keert zich finaal tegen hem.

De tentoonstelling  Kunst in de Groote Oorlog, die 
plaats vindt in de Koningin Fabiolazaal, Jezus-
straat 28 in Antwerpen, toont drie schilderijen, 
twee pastels en één aquarel van de hand van Jules 
Schmalzigaug. Ze dateren van net voor en tijdens 
de oorlog. We vermelden het adres niet zonder re-
den: de zaal bevindt zich wonderlijk genoeg schuin 
tegenover het geboortehuis van Schmalzigaug, het 
huidige nummer 13-15.
 

De Modernen. Kunst in de Groote Oorlog
Vanaf 20 september 2014 tot 11 januari 2015
Koningin Fabiolazaal Antwerpen
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Jules Schmalzigaug, Scheveningen, z.d., pastelkrijt op doek, 52,5 x 64 cm
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Fundraising

SPONSORS, 
Steeds meer gaan musea 
op zoek naar alternatieve 

financieringsmiddelen. Grotendeels uit 
noodzaak, al brengen nieuwe kanalen 
ook nieuwe voordelen. Zeker voor een 
museum dat jaren dicht is. 

Door Frederik Descamps

MECENASSEN 
EN CROWDFUNDERS

Hoe verkoop je een gesloten doos, al weet iedereen dat er kunst in ver-
scholen zit? Sinds de sluiting in september 2011 ziet het KMSKA zich 
met die uitdaging geconfronteerd. Niet dat musea zich in de strikte 
zin van het woord hoeven te verkopen, alleen worden inkomsten van 
sponsors, particulieren en partners de jongste jaren steeds belangrij-
ker voor culturele instellingen in ons land. Vlaanderen blijft – voorlo-
pig? - gespaard van de budgettaire hakbijl die de cultuursector in Ne-
derland heeft getroffen, maar de overheid dringt ook bij ons al enige 
tijd aan op ‘alternatieve financiering’. Dat is alles wat niet behoort tot 
de officiële subsidies.
Vorig jaar bedroeg de financieringsenveloppe voor het KMSKA in to-
taal 5,9 miljoen euro, voor werkingskosten en lonen van vaste en losse 
medewerkers. Daarnaast kan het museum rekenen op schenkingen 
van particulieren, bijdragen van de Vrienden en fondsen van structu-
rele sponsors of partners, zoals de beursgenoteerde investeringsgroep 
Ackermans & van Haaren. Hoe gewaardeerd hun bijdrage ook is, de 
komende jaren – zeker in de aanloop naar de heropening – wil het 
museum nadenken over hoe het in de breedte en in de diepte nieuwe 
alternatieve financieringskanalen kan aanboren.



35

EN CROWDFUNDERS

Persoonlijke band 
Geen evidente opdracht, want in die zoektocht schuilt een paradox. Zo-
lang de subsidies in de perceptie van velen min of meer op peil blijven, 
ontbreekt het besef – the sense of urgency – bij particulieren en bedrij-
ven dat hun bijdrage cruciaal is voor de werking en uitbouw van hun 
geliefde museum. De kosten nemen elk jaar toe en bij veel culturele 
instellingen leeft het gevoel dat de werkingsmiddelen van de overheid 
steeds minder volstaan om hun werk naar behoren te doen.
Maar dat is een complex verhaal en niet het meest geschikte lok-
middel om particulieren en bedrijven te overtuigen hun portefeuille 
open te trekken of dat unieke kunstwerk in legaat te schenken. Het is 

Jan Cox, De dood van Socrates, 1978, 
acrylverf op doek, 160,5 x 203 cm. 
Adriaan Raemdonck van kunstgalerie 
De Zwarte Panter schonk het schilderij 
in 2008 aan het Koninklijk Museum.

De kosten nemen elk jaar toe en bij veel 
culturele instellingen leeft het gevoel dat de 
werkingsmiddelen van de overheid steeds minder 
volstaan om hun werk naar behoren te doen.
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dan ook niet de voornaamste motivatie van wie de voorbije jaren op 
losse of structurele basis heeft geschonken aan het KMSKA. Adriaan 
Raemdonck van kunstgalerie De Zwarte Panter schonk o.a. in 2008 De 
dood van Socrates van Jan Cox: ‘Een schenking moet voor mij altijd 
passen in de collectie, anders heeft het weinig zin. Uiteindelijk heb ik 
meer geschonken dan ik oorspronkelijk van plan was, maar daar heb 
ik geen spijt van. Integendeel, het is cruciaal dat je het patrimonium 
van een stad of land in stand houdt. Natuurlijk blijven de budgetten 
van musea zeer beperkt om nieuwe kunstwerken aan te kopen, sowie-
so lijkt me het schenken van een werk een van de mooiste manieren 
om de collectie uit te breiden.’ Raemdonck benadrukt het belang van 

het onderhouden van persoonlijke 
banden met het museum. 

Mecenaatpot
Kunst, ook in zijn financiële aspecten, 
ontsnapt niet aan het fundament van 
elke zakelijke relatie: vertrouwen 
tussen mensen. Al sinds de jaren 
90 schenkt de holding Ackermans 
& van Haaren jaarlijks zowat 25.000 

euro aan het KMSKA, ongeveer een achtste van het jaarlijkse bedrag 
dat uitgetrokken wordt voor het ondersteunen van wetenschappelijke 
en socio-culturele projecten, vooral in en rond Antwerpen. 25.000 euro 
is geen klein bedrag, maar afgewogen tegenover de jaarlijkse finan-
cieringsenveloppe voor het KMSKA en de geconsolideerde nettowinst 
van de groep (vorig jaar 184,5 miljoen euro) is het toch eerder beschei-
den. Niet dat de holding er minder belang aan hecht. ‘Zo tonen we ons 
engagement voor de vernieuwing van het cultureel patrimonium van 
Antwerpen,’ zegt Piet Bevernage van Ackermans & van Haaren. ‘In de 
kijker lopen is zeker niet de voornaamste motivatie, al was het maar 
omdat de mogelijkheden voor een dergelijke exposure vrij beperkt zijn. 
Momenteel zijn we niet van plan onze jaarlijkse bijdrage te verhogen, 
wel proberen we andere bedrijven warm te maken voor een structu-
reel partnerschap met het KMSKA. Een grote uitdaging. Ook al zijn de 
meeste bedrijven snel overtuigd van het belang van zo’n partnerschap 
voor hun uitstraling, de financiële bijdrage laat vaak op zich wachten. 
In Vlaanderen en België zijn er vele culturele instellingen en projecten 
maar bestaat er amper een traditie van mecenaat. Gelet op de hoge 
belastingdruk, rekenen bedrijven en particulieren immers eerder op 
de overheid om de financiële noden van culturele instellingen te le-
nigen. Daardoor krijg je een versnippering van middelen, zowel aan 
aanbod- als vraagzijde, wat nefaste gevolgen kan hebben voor wie 
echt stappen vooruit wil zetten.’ 
Naast structurele partners en individuele schenkers kan het KMSKA 
ook rekenen op de Vrienden van het KMSKA, die bijvoorbeeld een 
jaarlijks diner organiseren met een bekende naam om zo fondsen bin-
nen te halen. Dit jaar tekent Linda Loppa present; haar voorgangers 
waren onder meer Walter Van Beirendonck en Jan Hoet. Al die inkom-

‘In Vlaanderen en België zijn er vele 
culturele instellingen en projecten 
maar bestaat er amper een traditie 
van mecenaat.’
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sten zijn meer dan welkom, maar er is – zeker op lange termijn – meer 
nodig. Door de sluiting daalt trouwens het aantal particuliere Vrien-
den, een trend die meer dan waarschijnlijk na 2017 omgebogen zal 
kunnen worden.

Crowdfunding
Misschien bieden tegen dan recente vormen van alternatieve financie-
ring meer soelaas? Ook al is in het licht van een luisterrijke opening in 
2018 een toename van sponsors en partners bij particulieren en bedrij-
ven zo goed als zeker, het blijft vissen in een relatief beperkte vijver die 
in ons land om allerlei redenen nooit echt is aangegroeid. Hier is geen 

heuse museumcultuur, zoals in Nederland, of 
een traditie van mecenaat en fundraising, zoals 
in de VS en het VK. Dat is betreurenswaardig, 
maar het vacuüm biedt misschien kansen voor 
crowdfunding, een manier om bij particulieren 
geld op te halen voor een project, meestal via 
het internet. Soms leveren mensen belangeloos 
een bijdrage, meestal krijgen ze een ‘beloning’. 
Dat gaat van een materiële vergoeding, zoals 
een exemplaar van het boek dat een auteur 
dankzij crowdfunding kon uitgeven, tot rende-
menten op leningen en investeringen in kleine 
start-ups en/of grote bedrijven.
De jongste jaren beleeft het fenomeen, zeker in 
de Angelsaksische landen, een exponentiële 
groei. Zelfs in Nederland begint het gemeen-
goed te worden: daar werd vorig jaar 32 mil-
joen euro opgehaald! Het overgrote deel gaat 
naar commerciële initiatieven, maar uit cijfers 
van de Nederlandse overheid blijkt dat toch ook 
ruwweg een zevende voor creatieve projecten 
is bestemd, waarvan 15% voor de erfgoedsec-
tor. Donateurs en aanbieders ontmoeten elkaar 
op online platformen, zoals voordekunst.nl. 
Vorig jaar maakten 13 Nederlandse musea ge-
bruik van crowdfunding. Ze haalden gemid-
deld 13.600 euro op; zes projecten haalden het 
vooropgestelde bedrag niet. 
In België staat crowdfunding, zeker voor erf-
goedinitiatieven, nog in zijn kinderschoenen. In 
die mate zelfs dat er geen cijfers bestaan. Het 
KMSKA heeft sinds kort een project op boeken-
steun.be om ‘kunstenaarsboeken’ uit zijn bezit 
te restaureren, boeken waar een kunstenaar 

Via het crowdfundingproject op 
boekensteun.be probeert KMSKA geld 
in te zamelen om kunstenaarsboeken 
in de collectie te restaureren.
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vormelijk en inhoudelijk een grote rol in heeft gespeeld. Voorlopig lijkt 
het project te bevestigen dat culturele crowdfunding in ons land geen 
evidentie is. ‘Dit is een eerste experiment, in de hoop dat we eruit kun-
nen leren,’ zegt Vik Leyten, directeur Marketing.

Lessen voor crowdfunders
Ervaringen uit Nederland, waar het plaatje ook niet onverdeeld posi-
tief is, en elders, leren dat een crowdfundingproject het best zo concreet 
en persoonlijk mogelijk is. Donateurs willen iets ‘voelen’ bij het project 
en verwachten vaak iets in ruil, al is het een sobere receptie bij een 
geslaagde restauratie. Daarnaast begin je het best bescheiden met 
het beoogde bedrag en reken je in de eerste fase op het traditionele 
netwerk van gemotiveerde donateurs. Want dat maakt crowdfunding 
zo interessant. Ook al blijven de opgehaalde bedragen beperkt, veel 
meer dan via de traditionele kanalen surf je op de generositeit van het 
brede publiek. ‘Crowdfunding is voor musea in eerste instantie inves-
teren,’ zegt de Nederlandse expert Gijsbert Koren. ‘Maar het is zeker de 
moeite waard: een goede crowdfundingcampagne is financiering en 
marketing in één.’

Galadiner Vrienden van het KMSKA 
op 27 november in het Stadhuis van 
Antwerpen

Dit jaar vindt het galadiner plaats op ‘t Schoon 
Verdiep van het Antwerpse stadhuis. Eregaste is 
Linda Loppa, decaan van Polimoda International 
Institute of Fashion Design & Marketing in Firenze en 
voormalig hoofd van de modeacademie in Antwerpen.  
Internationaal gerenommeerde ontwerpers  
hebben bevestigd het diner bij te wonen.  
Met uw aanwezigheid steunt ook u de werking van de 
Vrienden en van het Koninklijk Museum voor Schone 
Kunsten Antwerpen.

Inlichtingen en boekingen bij de Vrienden:  
info@vkmska.be of 03 237 75 09 (op dinsdag en 
woensdag van 9 tot 12.30 uur en van 13.30 tot  
16.30 uur en op donderdag van 10 tot 14 uur)
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Er zijn mensen die een belangrijke schat nalaten, een schat die tot lang 
na het overlijden van de erflater respect afdwingt en blijft inspireren. 
Zo’n schat is de collectie van Frits Lugt (Amsterdam 1884 – Parijs 1970), 
die bestaat uit tekeningen, schilderijen, prenten, oude drukken en een 
groot aantal kunstenaarsautografen. De zorg voor de collectie, de uit-
breiding ervan, het beschikbaar stellen en het exposeren is in handen 
gegeven van de in 1947 door Frits Lugt en zijn echtgenote To Lugt-
Klever opgerichte Fondation Custodia.

Voorkomen
De familie Lugt verbleef tijdens de Tweede Wereldoorlog in de 
Verenigde Staten en raakte daar vertrouwd met het verschijnsel van 
het endowment: het reserveren van een deel van het vermogen om 
met de opbrengst een ideaal te verwezenlijken. De familie Frick had zo 
gehandeld, Barnes ook, en vele andere kunstverzamelaars. Frits Lugt  

Door Ger Luijten

lezingen op zondag

KMSKA organiseert jaarlijks een 
zondagochtendse lezingenreeks  
over diverse onderwerpen. Op zondag  
26 oktober is Ger Luijten de gastspreker, 
n.a.v. het tekenfestival The Big Draw. 
Luijten is directeur bij de Fondation 
Custodia in Parijs. Hier volgt een 
voorsmaakje van zijn lezing.

De kunstgeschiedenis 
dienen

Frits Lugt en de Fondation Custodia
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Frits Lugt in de kluis van het Hôtel Turgot. 
Hier worden nog steeds de tekeningen in 
authentieke portefeuilles bewaard.
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beschouwde zijn collectie als een gebouw en de individuele kunstwer-
ken als stenen in dat gebouw. Hij wilde voorkomen dat door verkoop na 
zijn dood de soliditeit van de verzameling in gevaar zou komen door de 
verkoop van individuele kunstwerken, laat staan van de hele collectie.
Lugt kende namelijk als geen ander de geschiedenis van het verza-
melen van kunst. Hij begon als tiener een loopbaan bij het veilinghuis 

Frederik Muller en droeg sterk bij aan de 
bloei van de firma. Hij schreef catalogi, 
organiseerde veilingen en haalde men-
sen over om hun bezittingen bij Muller 
in Amsterdam te laten veilen. Hij schreef 
twee handboeken over Marques de col-
lections de dessins et d’estampes (in 1921 
en 1956) en stelde het Répertoire des ca-
talogues des ventes op, boeken waar in 
de kunsthistorische wereld nog dagelijks 

naar wordt verwezen. Dat maakt Lugt tot een der meest geciteerde 
kunsthistorici aller tijden. Door die studies besefte hij maar al te goed 
dat de looptijd van een collectie doorgaans kort is. Hij probeerde dat in 
zijn geval te voorkomen. 

Hôtels particuliers
De vermelde boeken zijn in het Frans geschreven. Lugt en zijn vrouw 
waren sterk op Parijs georiënteerd. Hij schreef een reeks bestands-
catalogi van Nederlandse en Vlaamse tekeningen in Parijse verzame-
lingen: het Louvre, de École des Beaux-Arts, de Bibliothèque nationale 
en het Petit Palais. Derhalve viel de keus voor de definitieve vestiging 
van de Fondation Custodia op Parijs. Na de oorlog vestigde het echt-
paar Lugt zich metterwoon in die stad, in een appartement aan Place 
Bourbon, en ging op zoek naar een onderkomen voor de collectie. Dat 
werden twee aaneengeschakelde hôtels particuliers op 100 meter van 
hun appartement: Hôtel Lévis-Mirepoix (1895) en Hôtel Turgot (1743), 
genoemd naar de minister van Financiën van Lodewijk XVI. Wegens 
de grote verdiensten van Turgot voor Frankrijk ontliep het huis waar 
hij in 1781 was overleden de bouwwoede onder leiding van baron 
Haussmann. Het was tot monument classé verklaard.

Huis voor kunst op papier
In 1956 werden de beide panden in gebruik genomen, één als Insti-
tut Néerlandais, en Hôtel Turgot voor de collectie en het ontvangen 
van bezoekers die kunstwerken willen raadplegen. Eerder dit jaar is 
het Institut Néerlandais door het Nederlandse ministerie van Buiten-
landse Zaken opgeheven en kwamen beide gebouwen in beheer van 
de Fondation Custodia. Het is gelukt om twee nieuwe huurders te vin-
den, waardoor beide gebouwen hun culturele bestemming behouden. 
Ruim twintig mensen met hun familie baseren hun bestaan intussen 
op de Fondation Custodia: er worden tentoonstellingen georganiseerd, 
de bibliotheek gaat naar een aparte verdieping en de resultaten van 
het onderzoeksproject Marques de collections worden kosteloos online 

Lugt kende als geen 
ander de geschiedenis 
van het verzamelen 
van kunst.
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ter beschikking gesteld van geïnteresseerden:  
het gaat om duizenden zoekacties per maand.
In de lezing op zondag 26 oktober staan we stil 
bij de persoon van Frits Lugt, gaan we in op de 
bijzondere rol die Lugt en zijn echtgenote in de 
kunsthistorische wereld hebben gespeeld, geven 

we een karakteristiek van de verzameling en spreiden we een visie op 
de toekomst tentoon: de Fondation Custodia zal zich profileren als het 
huis voor kunst op papier. Het motto van de lezing is ontleend aan de 
statuten van de Fondation Custodia, zoals Frits Lugt die formuleerde.

Andere lezingen
Nico Van Hout Sensatie en sensualiteit. De impact van Rubens op de 
kunstgeschiedenis  / Emilie Gordenker Je vindt het origineel in het 
Mauritshuis / Elsje Janssen Beeldend kunstenaars in België en hun bijdrage 
tot de wandtapijtkunst na 1945 / Caterina Verdickt Belgische kunstenaars 
in ballingschap in Groot-Brittannië tijdens de Eerste Wereldoorlog / Marjan 
Sterckx Sisiphus’ dochters. Vrouwelijke beeldhouwers en hun werk voor de 
publieke ruimte (ca. 1770-1953) / Sander Paarlberg De kunstcollectie van 
koning Willem II van Nederland

Voor meer informatie over de lezingen en inschrijvingen: www.kmska.be
Voor informatie over The Big Draw: www.thebigdraw.be

Frits Lugt en zijn vrouw bekijken tekeningen in de Hollandse kamer van het Hôtel Turgot in Parijs.

De Fondation Custodia 
zal zich profileren als 
het huis voor kunst op 
papier.
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Er zijn van die werken in het 
Koninklijk Museum waar 
bezoekers een bijzondere 
band mee hebben. In deze 
rubriek getuigen zij van hun 
passie voor kunst. En voor het 
Koninklijk Museum. En voor 
dat ene werk.Noël 

Opgetekend door Vik Leyten
Foto Jacques Sonck

uitverkoren

Veranneman 

‘Ik kies voor dit schilderij,’ zegt Noël Veranneman uit Roeselare wan-
neer hij voor het Ongeloof van Thomas van Rubens staat. ‘De eenvoud 
van de compositie, het licht dat zo simpel is en alle aandacht naar de 
hand van Christus trekt. Het maakt dat je als toeschouwer deel gaat 
uitmaken van het tafereel.’
‘Weet u, kunst is vooral kijken. Er bestaat zoiets als de kunst van het 
kijken. In het onderwijs wordt er te weinig aandacht besteed aan het 
ABC van de waarneming. Ze leren in bijvoorbeeld in de leesles eerst 
letters, dan lettergrepen, dan woorden en ten slotte zinsconstructies, 
maar daarom kun je nog niet lezen. Je kunt pas lezen als je structuur 
in een tekst ziet en die kunt navertellen. Laat staan dat men in het on-
derwijs iets leert over de manier waarop je iets op een plat vlak moet 
voorstellen. Pas op, ik heb dat niet uitgevonden. Ik heb daar een cursus 

en Peter Paul
		   		  Rubens



44

over gevolgd aan de academie van Roeselare, bij Jos Desimpel. In dit 
schilderij gaat de aandacht in de eerste plaats naar de hand, omdat 
die als een centrale lichtvlek op de donkere achtergrond staat. Daarna 
naar de Christusfiguur, want die valt direct op als grote lichtpartij. Dan 
zie je de lijn, de vlakken, de vormen.’

‘De opleiding die ik kreeg is een opleiding die je nu niet meer krijgt. 
Mocht ik de kans krijgen om een tentoonstelling te organiseren, dan 
zou ik dat doen volgens het ABC van de waarneming. Ik zou de men-
sen leren kijken naar licht en donker, naar mooie vormen, expressieve 
vormen, naar lijnvoering, naar alle vormen van perspectief. Er is niet 
alleen lijnperspectief, maar ook waardeperspectief en kleurperspec-
tief. Ik denk dat de mensen die naar een museum komen dat niet ge-
noeg zien. Ach ja, ik weet dat veel mensen naar een tentoonstelling 
gaan vanwege de naam van de kunstenaar. Het is een beetje zoals in 
de mode. Het moet van Versace zijn, of het is niet goed. Ik veroordeel 
dat niet, hoor. Maar de naam speelt een grote rol. Ik zeg ook niet dat 
mensen zonder voorkennis minder genieten van een tentoonstelling of 
een kunstwerk, maar als je het ABC onder de knie hebt geniet je nog 
veel meer.’

‘Ik ben op zich eigenlijk geen fan van Rubens, want die man runde 
een fabriek met assistenten en leerlingen die hij aan het werk zette. 
Maar er zijn een aantal werken die er geweldig uitspringen. Ken je Het 
Pelsken in het Kunsthistorisch Museum in Wenen? Dat is toch magis-
traal geschilderd, en duidelijk van de meester zelf. De grote, barokke 
Rubens vind ik alleen interessant om er details van te bestuderen. De 
meer ingetogen Rubens is meer naar mijn smaak, dat zit in mijn ka-
rakter. Maar de thema’s van Rubens zijn niet meer van deze tijd, dat 
geef ik toe. Alhoewel, nu ik erover nadenk, als je naar de film gaat zie 
je wel hetzelfde: geweld, geluid, heftige beelden. Ik ben onlangs naar 
Maleficent geweest, de nieuwste versie van Doornroosje. Wel, dat is op 
sommige momenten echt barokke schilderkunst. Overdrijvingen, ge-
weldige effecten, grootse muziek…. Dat soort dingen.’

‘Een tip voor het nieuwe museum? Ja, daar heb ik wel al over nage-
dacht en ik heb er eigenlijk twee. Ik zou een wetenschappelijk onder-
zoek doen naar de reacties van toeschouwers op kunstwerken. Mis-
schien zijn er mensen die niks zeggen, of maar even blijven staan, of 
alleen bezig zijn met de audioguide, of alleen maar in hun gids kijken. 
Je kunt dat opnemen en achteraf bestuderen. Mijn tweede tip is om 
een bepaald werk te laten analyseren volgens het ABC van de waar-
neming. Zodat je kunt zien waar bijvoorbeeld de waardefouten zitten, 
waar licht of donker te veel de aandacht trekken, hoe de compositie in 
elkaar zit…’

Het Ongeloof van Thomas (ook wel: de Rockoxtriptiek) staat opgesteld in de tentoonstelling 
Het Gulden Cabinet in Museum Rockoxhuis, Keizerstraat 12 in Antwerpen. 
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