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INLEIDING

Het project Gemeentelijke Kunstaankopen 
begon in 1929, met financiële steun van de Gemeente 
Amsterdam, om werken te presenteren en aan te kopen 
van ontwerpers en kunstenaars die in Nederland werken 
en wonen. Sinds 1995 komt het project tot stand via een 
open call-procedure, gevolgd door een juryselectie. De 
tentoonstelling presenteert de geselecteerde werken 
binnen een kader of thema dat met elke editie verandert, 
wat een differentiatie aan perspectieven op de culturele 
zeitgeist van Nederland mogelijk maakt. Tijdens de 
tentoonstellingsperiode – na de opening – selecteert het 
museum een aantal werken om aan te kopen voor de 
collectie.

De open call van deze editie, ontwikkeld door 
conservator vormgeving Amanda Pinatih en curator 
Britte Sloothaak, nodigde ontwerpers en beeldend 
kunstenaars uit om voorstellen in te dienen met een 

Rein Wolfs 
Directeur Stedelijk Museum Amsterdam
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nadruk op objecten, sculpturen en andere projecten 
die direct of indirect te maken hebben met guna-guna. 
Deze term, die zijn oorsprong vindt in de Indonesische 
archipel en met de Zuidoost-Aziatische diaspora naar 
Nederland meereisde, beschrijft een stille, mystieke 
kracht, die productief, beschermend of juist destructief 
kan zijn. De curatoren introduceren dit concept vanwege 
zijn associaties met animisme, volksgeloof, rituele 
handelingen, bezweringen en entiteiten die niet alleen 
in Zuidoost-Azië voorkomen, maar ook in Europa: 
bijvoorbeeld in de folklore rondom dwaallichten of de 
geesten van wijze vrouwen, in Nederlandse mythologieën 
beter bekend als Witte Wieven. De curatoren breidden de 
interpretatie nog verder uit naar krachten die de meeste 
mensen zeker kunnen voelen, maar die niet iedereen kan 
zien. Door guna-guna breder te interpreteren dan als een 
puur plaatsgebonden en spiritueel fenomeen, onderzoekt 
deze tentoonstelling de term als een metafoor voor de 
raadselachtige of metafysische krachten van objecten en 
sculpturen, en voor alles dat in vormgeving en kunst aan 
de directe waarneming ontsnapt.

Uit meer dan 750 inzendingen koos de jury 
– bestaande uit Aric Chen (directeur van Het Nieuwe 
Instituut), Roos Gortzak (directeur van de Vleeshal), 
Prince Malik Jewiti-R (medeoprichter van Artskop3437) 
en Aude Christel Mgba (onafhankelijk curator) en de 
tentoonstellingscuratoren van het Stedelijk – 24 projecten 
voor de 2022-editie van de tentoonstelling Gemeentelijke 
Kunstaankopen. Ik wil mijn hartelijke dank uitspreken aan 
de juryleden voor hun bijdragen, en aan alle ontwerpers 
en kunstenaars voor hun openheid, tijd, en nauwe 
samenwerking. Niet onbelangrijk: ik noem ook graag 
Studio L A voor hun tentoonstellingsontwerp, dat alle 
projecten op autonome wijze maar ook als onderdeel 
van deze groepsexpositie presenteert. Namens de 
curatoren wil ik hun dank uitspreken aan projectleider 
Niels Staats en projectmedewerker Marieke van den Belt, 
floor manager Marc Claeijs, registrar Katinka Duffhuis, 
en alle restauratoren en art handlers betrokken bij het 

tot stand komen van de tentoonstelling, evenals het 
publicatieteam Gwen Parry en Valeria Mari voor al hun 
werk, en Mira Asriningtyas voor haar essay. Ook een 
speciale vermelding voor Jasmijn Mol, die tijdens haar 
curatorische stage een enorme steun vormde. Tot slot 
bedank ik graag de Gemeente Amsterdam, met wie dit 
project in 1929 aanving. Ik kijk ernaar uit om de traditie 
van deze spannende, altijd verrassende en tot nadenken 
stemmende serie van periodieke tentoonstellingen voort 
te zetten.
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Amanda Pinatih is conservator vormgeving bij het Stedelijk 
Museum Amsterdam, en haar collega Britte Sloothaak is curator 
bij het museum. In dit gesprek reflecteren zij op het curatorische 
proces voor de tentoonstelling When Things Are Beings. Proposals 
for the Museum Collection en bespreken ze de innerlijke kracht 
van objecten en sculpturen binnen en buiten de museale context. 
Ze bespreken de verschuiving van het werken met een open 
call rond het begrip guna-guna*, naar het samenstellen van een 
tentoonstelling die veranderde in een verkenning van guna-guna 
als metafoor in vormgeving en kunst. En omdat een aantal van de 
werken zal worden verworven voor de museumcollectie, vragen zij 
zich af: hoe veranderen objecten wanneer ze deel gaan uitmaken 
van het museum en de collectie?

OVER DINGEN EN WEZENS: 
Het potentieel van objecten en 
manieren van kennen

jampi-jampi (mantra dan sebagainya) untuk menarik 
hati orang; pekasih ~; 
incantations (spells and so on) to attract people’s 
hearts; lover ~;
bezweringen (spreuken enzovoort) om de harten 
van mensen aan te trekken; minnaar ~;
Kamus Besar Bahasa Indonesia

*[gu.na.gu.na] 

Definisi:

Definition:

Definitie:

Bron:

BRITTE SLOOTHAAK .................... Ik voeg dit even toe terwijl 
we al andere delen van dit curatorische gesprek aan het 
schrijven zijn. Moeten we niet wat explicieter uitleggen 
waarom we de begrippen guna-guna en ‘diasporische 
magie’ centraal hebben gesteld in de open call, voordat we 
de tentoonstelling bespreken? 

AMANDA PINATIH .................... Nee? Is daar iemand in 
geïnteresseerd? 

BS .................... Ik weet het niet; laten we kijken wat de 
redacteuren zeggen als ze onze eerste versie lezen.

REDACTEUR .................... Ik denk dat het goed is om het uit 
te leggen.

BS .................... OK, het begon ermee dat we het idee van 
guna-guna gebruikten om onszelf in het geheim extra 

Amsterdam 2022

https://kbbi.kemdikbud.go.id/entri/guna-guna
http://gu.na.gu.na
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kracht te geven. Dit deden we altijd in situaties waarin we 
een beetje magie konden gebruiken. Het noemen van de 
term was een soort geheimtaal waarin we onze steun aan 
elkaar konden uitdrukken.

AP .................... We zijn allebei opgegroeid met het begrip 
guna-guna, hoewel op heel verschillende manieren. Een 
deel van mijn familie, op Bali, past het toe in het dagelijks 
leven. Mijn vader heeft veel verhalen uit zijn jeugd over 
hoe guna-guna werd gebruikt om hem te beschermen 
tegen natuurlijke en bovennatuurlijke krachten. Maar in 
jouw familie, geboren op andere Indonesische eilanden, 
Celebes en Java, schrikken ze er toch wat meer voor terug? 
Ze denken waarschijnlijk: ‘Het is niet iets waar je over moet 
praten, laat staan dat je er een tentoonstelling over maakt!

BS .................... In mijn familie is het inderdaad iets waar je het 
niet over mag hebben. Maar dat is precies wat mij fascineert: 
het is een taboe, en daarom iets van verborgen kennis - een 
soort ‘if you know, you know’. In Nederlandse boeken van 
rond de eeuwwisseling (Daum 1889, Couperus 1900) wordt 
guna-guna beschouwd als een stille kracht. In recentere 
literatuur (Zoest, van, en Nunuk Tri Heryati 1992) wordt het 
echter uitgelegd als een breder rijk van geesten en spirituele 
praktijken. Over het algemeen is het een onderwerp waarover 
relatief weinig is geschreven of publiekelijk is gediscussieerd. 
Wat mij ook is opgevallen is dat de betekenis van guna-guna 
in de loop der tijd is veranderd en bij verschillende generaties 
en op verschillende locaties telkens anders is. 

AP .................... Mee eens. En het is diasporisch in de zin 
dat het op verschillende plaatsen wordt gezien als positief, 
negatief of iets daartussenin, en dat het begrip met mensen 
van het ene naar het andere continent meebeweegt en 
zinspeelt op hun gevoel van verbondenheid en erbij horen.

BS .................... [knikt bevestigend]

AP .................... OK... laten we het dan over onze 
tentoonstelling hebben. Het gaat over krachten die niet 

iedereen kan zien, maar die de meeste mensen zeker 
voelen. Met deze tentoonstelling willen we afstand nemen 
van de praktijk om guna-guna uitsluitend te verklaren 
als een plaatsgebonden en spiritueel fenomeen. Deze 
tentoonstelling onderzoekt de term als een metafoor voor 
de raadselachtige of bovennatuurlijke krachten van objecten 
en sculpturen, zowel binnen als buiten het museale domein; 
voor alles wat zich onttrekt aan directe waarneming in 
vormgeving en kunst. When Things Are Beings beweegt 
zich tussen de ongrijpbare aantrekkingskracht van zowel 
abstracte concepten als vormen van spiritualiteit die in 
objecten en sculpturen verborgen kunnen liggen.

BS .................... De 24 projecten in de tentoonstelling 
variëren van installaties tot fotografie en drukwerk, 
sieraden, objectontwerp, video, film, soundscape en 
performance. Ze zijn geselecteerd uit meer dan 750 
inzendingen — samen met een jury hebben we ons bij 
onze beslissing laten leiden door de innerlijke kracht van 
objecten en sculpturen, en het idee dat ‘dingen’ een ziel 
kunnen hebben. Sommige projecten in de tentoonstelling 
appelleren aan een spirituele wereld, en andere verbinden 
complexe en gelaagde (geschied)verhalen van mensen van 
verschillende generaties en plekken. Sommige projecten 
hebben een sterke raadselachtige kracht — ze veroorzaken 
verwarring, maar roepen tegelijkertijd nieuwsgierigheid 
op. Sommige lijken zelfs een bovennatuurlijke kracht te 
hebben, die zowel hier als buiten onze fysieke wereld en 
zintuiglijke waarneming bestaat. Wat we hiermee willen 
zeggen is dat design en kunst je kunnen betoveren of 
boeien met een aantrekkingskracht die niet altijd duidelijk 
verklaarbaar of makkelijk te definiëren is. 

AP .................... Ja.

BS .................... Lol. Ja. OK. When Things Are Beings, de 
titel van de tentoonstelling, verwijst naar wat antropoloog 
Arjun Appadurai de sterke relatie tussen menselijke 
handelingen en dingen noemt (1986). We hebben deze titel 
gekozen omdat we tijdens de atelierbezoeken merkten 
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dat alle geselecteerde projecten een brug slaan tussen 
de werelden van het materiële en het niet-materiële: ze 
verbinden ideeën en objecten, spiritualiteit en materialiteit, 
of maatschappelijke kwesties met tastbare materie.

AP .................... Precies. In het museum hebben mensen 
de neiging om waarden aan dingen toe te kennen, zoals 
mooi, lelijk, duur, goedkoop, interessant, saai, enz. Als 
je door Appadurai’s lens naar dingen kijkt, biedt dat 
juist de mogelijkheid om dingen te zien als altijd in 
beweging. Hij werpt een licht op menselijk gedrag en 
positioneert hun handelingen in relatie tot een object in 
een maatschappelijke context. Onze tentoonstelling gaat 
op verschillende manieren in op de innerlijke kracht van 
objecten en sculpturen: naast de materiële elementen en 
technieken of stilistische kenmerken, wordt de nadruk 
gelegd op de intentie van de dingen en hoe mensen er 
emotioneel en sensueel mee verstrengeld kunnen raken.

BS .................... Het materiële en het immateriële, het 
geestelijke en het niet-geestelijke, het bezielde en 
het onbezielde bestaan allemaal naast elkaar in deze 
tentoonstelling. Misschien moeten we even stilstaan bij het 
feit dat wij ook niet in zulke scheidslijnen geloven; dat wij 
geloven dat dingen ook wezens zijn - knipoog. 

AP .................... 😜

Ja, Appadurai zegt dat mensen en dingen geen radicaal 
verschillende categorieën zijn, en dat de transacties rond 
dingen de eigenschappen hebben van sociale relaties. In 
de Global North is de gangbare opvatting dat industriële 
productie en circulatie in mondiale netwerken ertoe hebben 
geleid dat ‘dingen’ hun mystiek hebben verloren. Dit 
verlies wordt gezien als een voorwaarde voor moderniteit 
— zowel een historische periode als het geheel van 
bepaalde socioculturele normen, houdingen en praktijken 
die zijn ontstaan in het kielzog van de renaissance van 
het 17e-eeuwse denken en de 18e-eeuwse ‘Verlichting’. 
De laatste jaren lijkt het er echter op dat de levende en 

de levenloze wereld steeds meer met elkaar verweven 
raken. Tegenwoordig is er een nieuwe, meer genuanceerde 
gevoeligheid voor het bestaan van ‘dingen’, waaronder hun 
autonomie en verborgen kracht. De Westerse tweedeling 
tussen het menselijke en het niet-menselijke wordt dan ook 
steeds zwakker (Saurma-Jeltsch & Eisenbeiß 2010).

BS .................... Dit sluit aan bij de manier waarop we de 
projecten in deze tentoonstelling willen presenteren. Het 
is een interdisciplinaire groepstentoonstelling, waarin 
hedendaags design en kunst samenkomen. We proberen 
het idee van het geziene en ongeziene op te roepen en te 
breken met de traditionele witte wanden van het museum 
— ook wel de logica van de white cube genoemd — door 
middel van het ontwerp van architectuurstudio Studio LA, 
dat gebruik maakt van kleurrijke gaaswanden. 

AP .................... Een ander belangrijk punt is dat we 
guna-guna niet alleen willen zien als een concept dat 
gebonden is aan één specifieke geografische locatie of 
diasporische cultuur, of het op een eenzijdige manier 
willen uitleggen. De verscheidenheid aan projecten 
in de tentoonstelling leerde ons het concept meer te 
verkennen als een metafoor voor ‘spiritueel denken door 
middel van dingen’. 

BS .................... Je bezighouden met het spirituele 
domein via de kunst is niet nieuw. In Euro-Amerikaanse 
kunstkringen zijn de symbolisten, de expressionisten 
en beroemde kunstenaars als Piet Mondriaan de 
bekendste stromingen die met mystiek verbonden zijn 
(Bauduin 2013). Mondriaan was vanaf 1909 lid van de 
Nederlandse Theosofische Vereniging en in zijn atelier 
had hij een afbeelding van Madame Blavatsky, een van 
de medeoprichters. De Russische aristocrate Madame 
Blavatsky en andere theosofische schrijvers geloofden dat 
contact met een diepere geestelijke werkelijkheid tot stand 
kon worden gebracht door intuïtie, meditatie, openbaring 
of een andere toestand die het normale menselijke 
bewustzijn overstijgt. 

Grafische interpretatie van Studio The Future van Amanda 
en Britte die lopen en kletsen, 2022. Oorspronkelijk beeld 
aangeleverd door de auteurs. Foto: Charl Landvreugd.
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dat alle geselecteerde projecten een brug slaan tussen 
de werelden van het materiële en het niet-materiële: ze 
verbinden ideeën en objecten, spiritualiteit en materialiteit, 
of maatschappelijke kwesties met tastbare materie.

AP .................... Precies. In het museum hebben mensen 
de neiging om waarden aan dingen toe te kennen, zoals 
mooi, lelijk, duur, goedkoop, interessant, saai, enz. Als 
je door Appadurai’s lens naar dingen kijkt, biedt dat 
juist de mogelijkheid om dingen te zien als altijd in 
beweging. Hij werpt een licht op menselijk gedrag en 
positioneert hun handelingen in relatie tot een object in 
een maatschappelijke context. Onze tentoonstelling gaat 
op verschillende manieren in op de innerlijke kracht van 
objecten en sculpturen: naast de materiële elementen en 
technieken of stilistische kenmerken, wordt de nadruk 
gelegd op de intentie van de dingen en hoe mensen er 
emotioneel en sensueel mee verstrengeld kunnen raken.

BS .................... Het materiële en het immateriële, het 
geestelijke en het niet-geestelijke, het bezielde en 
het onbezielde bestaan allemaal naast elkaar in deze 
tentoonstelling. Misschien moeten we even stilstaan bij het 
feit dat wij ook niet in zulke scheidslijnen geloven; dat wij 
geloven dat dingen ook wezens zijn - knipoog. 

AP .................... ��

Ja, Appadurai zegt dat mensen en dingen geen radicaal 
verschillende categorieën zijn, en dat de transacties rond 
dingen de eigenschappen hebben van sociale relaties. In 
de Global North is de gangbare opvatting dat industriële 
productie en circulatie in mondiale netwerken ertoe hebben 
geleid dat ‘dingen’ hun mystiek hebben verloren. Dit 
verlies wordt gezien als een voorwaarde voor moderniteit 
— zowel een historische periode als het geheel van 
bepaalde socioculturele normen, houdingen en praktijken 
die zijn ontstaan in het kielzog van de renaissance van 
het 17e-eeuwse denken en de 18e-eeuwse ‘Verlichting’. 
De laatste jaren lijkt het er echter op dat de levende en 

de levenloze wereld steeds meer met elkaar verweven 
raken. Tegenwoordig is er een nieuwe, meer genuanceerde 
gevoeligheid voor het bestaan van ‘dingen’, waaronder hun 
autonomie en verborgen kracht. De Westerse tweedeling 
tussen het menselijke en het niet-menselijke wordt dan ook 
steeds zwakker (Saurma-Jeltsch & Eisenbeiß 2010).

BS .................... Dit sluit aan bij de manier waarop we de 
projecten in deze tentoonstelling willen presenteren. Het 
is een interdisciplinaire groepstentoonstelling, waarin 
hedendaags design en kunst samenkomen. We proberen 
het idee van het geziene en ongeziene op te roepen en te 
breken met de traditionele witte wanden van het museum 
— ook wel de logica van de white cube genoemd — door 
middel van het ontwerp van architectuurstudio Studio LA, 
dat gebruik maakt van kleurrijke gaaswanden. 

AP .................... Een ander belangrijk punt is dat we 
guna-guna niet alleen willen zien als een concept dat 
gebonden is aan één specifieke geografische locatie of 
diasporische cultuur, of het op een eenzijdige manier 
willen uitleggen. De verscheidenheid aan projecten 
in de tentoonstelling leerde ons het concept meer te 
verkennen als een metafoor voor ‘spiritueel denken door 
middel van dingen’. 

BS .................... Je bezighouden met het spirituele 
domein via de kunst is niet nieuw. In Euro-Amerikaanse 
kunstkringen zijn de symbolisten, de expressionisten 
en beroemde kunstenaars als Piet Mondriaan de 
bekendste stromingen die met mystiek verbonden zijn 
(Bauduin 2013). Mondriaan was vanaf 1909 lid van de 
Nederlandse Theosofische Vereniging en in zijn atelier 
had hij een afbeelding van Madame Blavatsky, een van 
de medeoprichters. De Russische aristocrate Madame 
Blavatsky en andere theosofische schrijvers geloofden dat 
contact met een diepere geestelijke werkelijkheid tot stand 
kon worden gebracht door intuïtie, meditatie, openbaring 
of een andere toestand die het normale menselijke 
bewustzijn overstijgt. 

Grafische interpretatie van Studio The Future van Amanda 
en Britte die lopen en kletsen, 2022. Oorspronkelijk beeld 
aangeleverd door de auteurs. Foto: Charl Landvreugd.

Grafische interpretatie van Studio The Future van Amanda 
en Britte die lopen en kletsen, 2022. Oorspronkelijk beeld 
aangeleverd door de auteurs. Foto: Charl Landvreugd.
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Maar wat interessanter is in het licht van de huidige 
maatschappelijke debatten, is de gestaag toenemende 
belangstelling voor spirituele krachten binnen de 
hedendaagse kunstpraktijk. Kritische denkers hebben 
hun licht laten schijnen over hoe het occulte van kritische 
betekenis is voor het denken. Zij stellen dat ‘het magische’ 
— of spirituele, religieuze, esoterische — een fundamentele 
bedreiging vormt voor de logica van kolonialisme, 
kapitalisme, ecocide en genderconstructies (onder anderen 
Silvia Federici 2018; 2021, Dale Turner 2008, Lee Harrington 
en Tai Fenix Kulystin 2018). Deze manier van denken heeft 
ingang gevonden in de hedendaagse kunstwereld en blijft 
cultuurbeoefenaars inspireren die geïnteresseerd zijn in 
maatschappelijke vraagstukken (Sejbæk Torp-Pedersen et 
al. 2021).

R .................... Dat is nogal een bewering. Ik denk dat 
lezers aan beide kanten van het politieke spectrum het 
misschien leuk vinden om een paar regels te lezen over 
hoe het magische al deze diepgewortelde constructies 
ondermijnt. Antwoord alsjeblieft niet met ‘Het is magie!’

AP .................... Hahaha, ok, da’s niet meer dan eerlijk. Het 
essay van Mira Asriningtyas in deze publicatie legt aan de 
hand van verschillende voorbeelden uit hoe het magische 
zich verzet tegen dergelijke constructies. Zij schrijft hoe 
mensen de wereld kunnen betoveren, en daarmee de 
heterogene structurele processen die de moderne wereld 
hebben gevormd kunnen verwerpen en, als dit collectief 
en doelbewust gebeurt, een specifieke agenda tot een 
gemeenschappelijk doel kunnen maken.

Terug naar de werken in de tentoonstelling... Met de 
stilistische kenmerken en sociologische constructies 
in gedachten hebben we de projecten gegroepeerd 
in verschillende conceptuele clusters op basis van 
overkoepelende visuele elementen en de maatschappelijke 
vragen die ze oproepen, waarbij stijl en onderwerp naast 
elkaar kunnen bestaan. Iris Kensmil en Sebastian Koudijzer 
houden zich beiden bezig met (Ancestral) Family Matters. 

Ana Navas, Eric Giraudet de Boudemange en Laurids Gallée 
belichten transformatieprocessen in hun Shape Shifter-
projecten. Sondi, Ginevra Petrozzi, Amy Suo Wu & Elaine 
W. Ho werken binnen het Digital Realm, waar zij veilige 
thuishavens creëren. En Yinka Buutfeld, Wendy Owusu, 
Wei Yang en Aram Lee maken objecten die verwijzen naar 
Embodied Empowerment. Anderen, zoals Seán Hannan, 
Chequita Nahar, Shani Leseman en Antonio Jose Guzman 
& Iva Jankovic, werken rond Rites and Rituals — wat ook 
aansluit bij de projecten van Ayo, Saskia Noor van Imhoff, 
Jae Pil Eun, die verwijzen naar Cultured Nature. De innerlijke 
kracht van objecten komt ook naar voren in de projecten van 
Hatutamelen (James Noya), Magali Reus en Sabine Marcelis. 
Zij creëren Objects of Desire, werk dat nieuwsgierig maakt, 
maar waarvan de betekenis soms ongrijpbaar is of mag zijn. 
Een meer kritische noot komt van Marcos Kueh en James 
Beckett, wier werken Skeptical Spectres oproepen.

BS .................... Ik denk dat we duidelijk moeten maken dat 
deze conceptuele clusters noch in de tentoonstelling zijn 
aangegeven, noch verder als thema’s zijn uitgewerkt. We 
hebben ze bedacht nadat we met de jury tot een selectie 
waren gekomen. Het bedenken van deze clusters hielp ons 
verbanden te vinden tussen de projecten en de onderwerpen 
te destilleren die de ontwerpers en kunstenaars ons in 
reactie op de open call voorlegden. 

AP .................... Zoals een curator de wereld structuur wil 
geven? 

BS .................... Ja, achteraf gezien, als een proces van 
reverse engineering. 😆

AP .................... 🤣 Ik kan niks met die term.

BS .................... Lol — sorry ik kan er niks aan doen, mijn 
studiegroep (Curatorial Research Collective, TU/e) gebruikt 
deze uitdrukking. Het lijkt misschien een beetje flauw en 
technisch, maar het is in zekere zin wel van toepassing op 
de Gemeentelijke Kunstaankopen-projecten, toch?🙃
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highlights both the material elements and techniques or 
stylistic characteristics, as well as the intention of things 
and how people can become emotionally and sensually 
entangled with them.

BS .................... The material and immaterial, the spiritual 
and the non-spiritual, the animate and inanimate exist 
together in this exhibition. Maybe should we briefly 
address the idea that we don’t believe in such divisions 
either. That things are also beings – wink wink. 

AP .................... 
��

Yes, Appadurai says that persons and things are not 
radically distinct categories, and that the transactions 
that surround things are invested with the properties of 
social relations. In the Global North the common view is 
that, along with their industrial production and circulation 
in global networks, things were losing their mystique. 
This loss is seen as a precondition for modernity - both 
a historical period and the ensemble of particular socio-
cultural norms, attitudes and practices that arose in the 
wake of the Renaissance of 17th-century thought and the 
18th-century “Enlightenment”. However,  in recent years 
it looks as if the animate and the inanimate world are 
becoming increasingly intertwined.  In everyday life, a 
new sensibility for the strange existence of things, their 
unattainable alterity and hidden power, is emerging. 
Accordingly, the Western dichotomy between humanity 
and non-humanity continues to weaken. (Saurma-Jeltsch & 
Eisenbeiß, 2010).

BS .................... This ties to the way we aim to present the 
projects in this exhibition. It’s an interdisciplinary group 
show where contemporary design and art coalesce. With 
a scenography designed by architecture studio Studio LA 
and their use of colourful and transparent (mesh) walls 
we try to evoke the idea of the seen and unseen as well as 
break with the traditional rationale of the white cube. 

AP .................... Also important is that we wanted to move 
away from seeing guna-guna only as a concept tied to one 
specific geographic site or diasporic culture, nor to explain 
it in a one-sided way. Through the variety of projects in the 
exhibition, we learned to explore the concept more as a 
metaphor for spiritual thinking through things. 

BS .................... Addressing the spiritual realm through art is 
not something new. In Euro-American art circles, the best-
known movements that have been tied to mysticism are 
the Symbolists, Expressionists, and famous artists such as 
Piet Mondrian (Bauduin, 2013). The latter was a member 
of the Dutch Theosophical Society from 1909 and in his 
studio, he kept a picture of Madame Blavatsky, one of the 
societies’ co-founders. The Russian aristocrat Madame 
Blavatsky, among other theosophical writers, believed that 
contact with a deeper spiritual reality can be established 
through intuition, meditation, revelation, or some other 
state transcending normal human consciousness.  

However more interesting in the light of current social 
debates, is the steady increase of interest in spiritual 
powers within contemporary art practices. Critical thinkers 
have shed light on how the occult offers critical conditions 
of thinking. They propose that ‘the magical’ - or spiritual, 
religious, esoteric - is a fundamental threat to the logic of 
colonialism, capitalism, ecocides, and gender constructs 
(Silvia Federici, Dale Turner, Lee Harrington and Tai Fenix 
Kulystin, among others). This way of thinking  has gained 
traction in the contemporary art world and continues to 
inspire cultural practitioners that are interested in societal 
questions (Sejbæk Torp-Pedersen et. al. 2021). 

EDITOR .................... This is quite a big statement. I think 
readers on both sides of the political spectrum might like 
to read a few words on how the magical undermines all 
these pervasive constructs. Don’t answer with “it’s magic!” 
please.

AP .................... Hahaha ok fair. Mira Asriningtyas’ essay in 
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Het is ook ons minste probleem. Een grotere kwestie 
is dat we ons afvragen hoe een museum moet omgaan 
met voorwerpen die verborgen kennis, taboes, spirituele 
kracht, het bovennatuurlijke en het raadselachtige 
bevatten, d.w.z. krachten die niet iedereen kan zien, maar 
velen zeker kunnen voelen. Er staan twee zaken op het 
spel. Ten eerste dreigt het aanwinstenproces de intrinsieke 
waarde van deze werken te veranderen in handelswaar - 
een eigendom of product. Volgens Appadurai is de wereld 
van de kunst verbonden met de verwante werelden van 
verzamelen en vermarkten (2006). Ten tweede is het 
museum in het algemeen vaak gericht op het conserveren 
en presenteren van zichtbare, concrete werken — zelfs 
conceptuele kunstwerken zoals de muurschilderingen van 
Sol LeWitt hebben installatie-instructies die gericht zijn op 
een visueel resultaat. Hetzelfde geldt voor performances 
en hun choreografieën.

AP .................... Dat is precies waar ik in geïnteresseerd ben 
— in de biografie van een object en hoe deze verandert 
wanneer een object de museumruimte en misschien de 
collectie binnenkomt. Een object kan worden getemd 
doordat het deel gaat uitmaken van deze omgeving, 
waardoor het misschien zijn oorspronkelijke doel verliest, 
maar nooit zijn kracht, denk ik. Een transformatieve toe-
eigening van dingen op deze manier, gekenmerkt door 
voortdurend herwaarderen, herkaderen en hercoderen, 
werpt een licht op transformationele processen in 
maatschappelijke contextualisering, kennisoverdracht en 
— omdat er altijd mensen betrokken zijn bij het maken van 
tentoonstellingen en collecties — de transformatie van 
individuele identiteiten (Saurma-Jeltsch & Eisenbeiß 2010).

R .................... Wacht even, in plaats van je af te vragen hoe 
een museum moet omgaan met objecten die meer bevatten 
dan hun materialiteit doet vermoeden, hoe werken jullie 
als museumcuratoren nou met zulke verborgen krachten, 
terwijl jullie de tentoonstelling voorbereiden? Kunnen 
curatoren deze werken beschermen tegen een mogelijk 
verlies van betekenis bij de fysieke en symbolische 

overdracht naar de museale context? Mogelijk met behulp 
van jullie eigen guna-guna?

AP .................... Ja, hoe gaan wij persoonlijk eigenlijk met 
projecten om? Britte en ik hechten al veel belang aan een 
zeer nauwe samenwerking met ontwerpers en kunstenaars 
en vinden die intieme relatie cruciaal voor wat we doen. 
Wat we hebben geleerd bij het samenstellen van deze 
tentoonstelling, is dat je objecten en sculpturen op dezelfde 
manier kunt benaderen. Het koesteren van een intieme 
relatie met de designobjecten en kunstwerken is belangrijk 
voor ons, maar ook voor anderen in het museum — 
inclusief het publiek. Om dit mogelijk te maken, proberen 
we ruimte te geven aan de verhalen rondom de werken 
in de zaalteksten, en ze in de tentoonstelling te plaatsen 
op een manier waarop ontmoetingen ontstaan. Maar we 
hebben nog steeds geen duidelijk antwoord op de vraag 
hoe we dit op lange termijn in de praktijk kunnen brengen. 
Hoe zal de volgende generatie curatoren voor hen zorgen?

BS .................... Naast het feit dat wij individuele 
curatorische bedoelingen hebben, blijft het belangrijk 
om kritisch te blijven ten aanzien van het designkader 
en het kunsthistorische kader van het museum, en de 
manier waarop het museum een specifieke constructie 
van betekenis en kennis over vormgeving en kunst kan 
beïnvloeden — vooral wanneer het gaat om objecten die 
een kracht bevatten die veel mensen kunnen voelen, ook 
al kunnen zij die niet zien. Socioloog Boaventura de Sousa 
Santos erkent de onmogelijkheid om het onzegbare te 
communiceren: alles wat wordt beschouwd als ‘buiten’ een 
sterk geïntellectualiseerd en gerationaliseerd gebied, wordt 
vaak genegeerd of gestigmatiseerd. Het onzegbare wordt 
hier omschreven als de (duistere) wereld van passies, 
intuïtie, gevoelens, emoties, affectie, overtuigingen, 
geloofsovertuigingen, waarden en mythen die niet 
rechtstreeks kunnen worden gecommuniceerd (2016:5).

AP .................... Dat klopt. Hoe kunnen we ruimte geven 
aan het onzegbare en ontastbare, naast de misschien 



O
V

E
R

 D
INGEN





 EN


 W

E
ZEN


S

24

gemakkelijker te verwoorden visuele aspecten van design en 
kunst? De afgelopen tien jaar is er veel geschreven over hoe 
het één van de functies van objecten in musea kan zijn om 
ons te helpen geschiedenissen te herinneren en verhalen te 
vertellen, of ons in staat te stellen verbanden te leggen tussen 
verschillende domeinen in ruimte en tijd (Dudley 2010; 2012; 
2017, Basu 2013). Zoals de interdisciplinaire wetenschapper 
James Clifford zegt: ‘Plekken met collecties beginnen te 
lijken op plaatsen van ontmoeting en openingen: objecten 
zijn reizigers, grensoverschrijders, diasporisch met krachtige, 
zeer betekenisvolle banden elders’ (1997).

BS .................... Ooh, dat vind ik een mooie manier om 
ons gesprek af te sluiten. Het is een oproep tot verdere 
discussies die hopelijk nog lang na dit project doorwerken.

AP .................... 💜💜💜 
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HERBETOVERING EN 
KOSMISCHE HOOP: De kracht 
van geruit textiel, Moringa Oleifera 
en collectieve intentionaliteit

In dit essay bespreekt curator en auteur Mira Asriningtyas de 
potentie van magie: kan het als kracht tegen onderdrukking en 
andere sociale misstanden gebruikt worden? Ze begint haar analyse 
met enkele case studies uit Indonesië. Vanuit hier trekt ze de 
vraagstelling breder: kan een specifiek object met apotropaische 
magie ons beschermen tegen zoiets als een wereldwijde pandemie 
of natuurramp? Ze vraagt zich daarbij af: zouden we samen, als 
collectief, de wereld kunnen omtoveren met behulp van de kracht 
die in objecten verankerd zit?

Guna-guna—een bezwering gericht op 
het beroeren van iemands hart—is een vorm van 
Indonesische hekserij verbonden met het beheersen 
van dieren, mensen, fysieke verschijnselen en de natuur 
in het algemeen. De manifestatie van deze bezwering 
kan productief, beschermend, afleidend of destructief 
zijn (Pinatih en Sloothaak 2021). Het ritueel wordt vaak 
ingezet als middel om specifiek beoogde doelen te 
realiseren, zoals liefde, macht, rijkdom of bescherming. 
Naast het feit dat guna-guna voortkomt uit de praktijk 
van het beroeren van iemands hart, deelt de term 
overeenkomsten met het Engelse woord ‘enchantment ’ 
(‘betovering’).

enchantment (n.)
c. 1300, enchauntement, “daad van magie of hekserij; 
gebruik van magie; magische kracht”, van het Oud-Franse 
encantement “magische spreuk; lied, concert, refrein”, 
van enchanter “betoveren, charmeren”, van het Latijnse 
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incantare “betoveren, een (magische) spreuk uitspreken,” 
van in- “op, in” (van PIE wortel *en “in”) + cantare “zingen” 
(van PIE wortel *kan- “zingen”). 
Bron: Online Etymology Dictionary.

Bij betovering worden zinnen, ritmes of een lied 
ingezet om een schitterend beeld te creëren — een gevoel 
van verwondering en onverklaarbare vreugde, alsof je een 
bepaald idee bekijkt door een roze bril. Helaas kan een 
betovering ook de andere kant op werken; iemand raakt 
volledig in de ban van de liefde of voelt een onbedwingbare 
neiging om van een klif te springen. Of de intentie goed of 
slecht is, hangt af van degene die de toverspreuk uitspreekt. 
Een toverspreuk spiegelt een toekomst voor die nog 
moet komen, en verandert een niet-ideale situatie in een 
geïdealiseerde versie van de werkelijkheid. Zo beschouwt, 
kan betovering worden gezien als een microvorm van 
worlding1: een voorstel om in een denkbeeldige, gedroomde 
wereld te leven alsof deze werkelijk is. 

Met ‘betovering’ als vertrekpunt onderzoekt dit 
essay magie als mogelijk strijdmiddel tegen onderdrukking 
en het afweren van krachten die wereldwijde crises 
veroorzaken, vanuit Indonesische casestudies naar 
voorbeelden in de hele wereld. Centrale vragen zijn: Kunnen 
we leren van de ecologische wijsheid van een wijs persoon, 
dukun, of sjamaan in het licht van een klimaatcrisis? Kunnen 
objecten met bezwerende magische krachten bescherming 
bieden tegen een wereldwijde pandemie of natuurramp? 
Kan een toverspreuk uitgesproken worden tegen het 
delirium van invloed en macht, die tot oorlog en vernietiging 
leiden? En tot slot, kunnen we collectief proberen de wereld 
opnieuw te betoveren en vorm te geven met behulp van de 
kracht van objecten?

1	 Worlding is een term uit het Nieuw Materialisme, waarin het als 
volgt wordt omschreven: “Worlding is een bijzondere vermenging van 
materiaal en semiotiek die de grenzen tussen subject en omgeving, of tus-
sen persona en topos, verwijdert. Worlding biedt een mogelijkheid om de 
gebruikelijke temporaliteiten en manieren van zijn te beëindigen.” https://
newmaterialism.eu/almanac/w/worlding.html

Over herbetovering:  
de rol van wijze mensen 

In Indonesië bestaat een verhaal over een jonge 
priester in een dorp dat kampt met droogte. De priester is 
nieuw in het gebied en ontdekt tijdens zijn wandelingen 
dat het kappen van bomen in het omliggende bos het 
ecosysteem, en de daarmee samenhangende watertoevoer 
naar het dorp, heeft beschadigd. Het bleek niet makkelijk 
te zijn om de zware houtkap te stoppen of te vertragen — 
totdat de priester merkte hoe gevoelig de dorpsbewoners 
waren voor bijgeloof. Op een dag ging hij het bos in en bond 
een zwart-wit geruite doek om een ​​van de oudste bomen. Hij 
zorgde ervoor dat iemand uit het dorp hem dit zag doen. Als 
iemand hem ernaar vroeg, vertelde hij dat hij had gezien dat 
er een godheid in de boom woonde, en dat het schaden van 
de boom groot onheil over het dorp zou kunnen afroepen. 
In de loop der jaren bleef hij dit doen om zo de houtkap te 
vertragen en tegelijkertijd de watercrisis op te lossen door 
het bouwen van een wateropvangsysteem en de benodigde 
infrastructuur voor een gemeenschappelijk waterreservoir 
voor het dorp. 

Bovenstaande anekdote illustreert, op kleine 
schaal en op geografisch vlak, het idee van herbetovering. 
Waar dit dorp was, en of het verhaal waargebeurd is of een 
verzameling van soortgelijke ervaringen uit verschillende 
delen van Indonesië, is niet duidelijk. Maar het idee om 
een geruite doek om een boom te binden nam de jonge 
priester over uit de Balinese filosofie van Rwa Bhineda, 
een concept van balans en harmonie gesymboliseerd in 
poleng (tweekleurig) textiel (fig.1). Een doek die om een ​​
object (beeld, boom, steen, etc.) is gewikkeld, duidt op de 
aanwezigheid van een godheid of een geest in het object, 
dat dan met respect en voorzichtigheid moet worden 
behandeld. Als symbool dat ook ver buiten de geografische 
grenzen van Bali werd gedeeld en begrepen was de daad 
van de jonge priester als sleutel tot het succesvolle behoud 
van het waterwingebied. Het is niet het alledaagse object 
van textiel dat die magische kracht bezit; de kracht zit in wat 
het object betekent in combinatie met de publieke positie 

Grafische interpretatie door Studio The Future van poleng 
(tweekleurig) textiel dat om een boom is gebonden om de 
aanwezigheid aan te geven van een godheid of geest die 
in een object zit dat respectvol behandeld dient te worden. 
Oorspronkelijk beeld aangeleverd door de auteur. Foto: Mella 
Jaarsma.

fig.1

https://www.etymonline.com/word/enchantment
https://newmaterialism.eu/almanac/w/worlding.html
https://newmaterialism.eu/almanac/w/worlding.html
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incantare “betoveren, een (magische) spreuk uitspreken,” 
van in- “op, in” (van PIE wortel *en “in”) + cantare “zingen” 
(van PIE wortel *kan- “zingen”). 
Bron: Online Etymology Dictionary.

Bij betovering worden zinnen, ritmes of een lied 
ingezet om een schitterend beeld te creëren — een gevoel 
van verwondering en onverklaarbare vreugde, alsof je een 
bepaald idee bekijkt door een roze bril. Helaas kan een 
betovering ook de andere kant op werken; iemand raakt 
volledig in de ban van de liefde of voelt een onbedwingbare 
neiging om van een klif te springen. Of de intentie goed of 
slecht is, hangt af van degene die de toverspreuk uitspreekt. 
Een toverspreuk spiegelt een toekomst voor die nog 
moet komen, en verandert een niet-ideale situatie in een 
geïdealiseerde versie van de werkelijkheid. Zo beschouwt, 
kan betovering worden gezien als een microvorm van 
worlding1: een voorstel om in een denkbeeldige, gedroomde 
wereld te leven alsof deze werkelijk is. 

Met ‘betovering’ als vertrekpunt onderzoekt dit 
essay magie als mogelijk strijdmiddel tegen onderdrukking 
en het afweren van krachten die wereldwijde crises 
veroorzaken, vanuit Indonesische casestudies naar 
voorbeelden in de hele wereld. Centrale vragen zijn: Kunnen 
we leren van de ecologische wijsheid van een wijs persoon, 
dukun, of sjamaan in het licht van een klimaatcrisis? Kunnen 
objecten met bezwerende magische krachten bescherming 
bieden tegen een wereldwijde pandemie of natuurramp? 
Kan een toverspreuk uitgesproken worden tegen het 
delirium van invloed en macht, die tot oorlog en vernietiging 
leiden? En tot slot, kunnen we collectief proberen de wereld 
opnieuw te betoveren en vorm te geven met behulp van de 
kracht van objecten?

1 Worlding is een term uit het Nieuw Materialisme, waarin het als 
volgt wordt omschreven: “Worlding is een bijzondere vermenging van 
materiaal en semiotiek die de grenzen tussen subject en omgeving, of tus-
sen persona en topos, verwijdert. Worlding biedt een mogelijkheid om de 
gebruikelijke temporaliteiten en manieren van zijn te beëindigen.” https://
newmaterialism.eu/almanac/w/worlding.html

Over herbetovering:  
de rol van wijze mensen 

In Indonesië bestaat een verhaal over een jonge 
priester in een dorp dat kampt met droogte. De priester is 
nieuw in het gebied en ontdekt tijdens zijn wandelingen 
dat het kappen van bomen in het omliggende bos het 
ecosysteem, en de daarmee samenhangende watertoevoer 
naar het dorp, heeft beschadigd. Het bleek niet makkelijk 
te zijn om de zware houtkap te stoppen of te vertragen — 
totdat de priester merkte hoe gevoelig de dorpsbewoners 
waren voor bijgeloof. Op een dag ging hij het bos in en bond 
een zwart-wit geruite doek om een   van de oudste bomen. Hij 
zorgde ervoor dat iemand uit het dorp hem dit zag doen. Als 
iemand hem ernaar vroeg, vertelde hij dat hij had gezien dat 
er een godheid in de boom woonde, en dat het schaden van 
de boom groot onheil over het dorp zou kunnen afroepen. 
In de loop der jaren bleef hij dit doen om zo de houtkap te 
vertragen en tegelijkertijd de watercrisis op te lossen door 
het bouwen van een wateropvangsysteem en de benodigde 
infrastructuur voor een gemeenschappelijk waterreservoir 
voor het dorp. 

Bovenstaande anekdote illustreert, op kleine 
schaal en op geografisch vlak, het idee van herbetovering. 
Waar dit dorp was, en of het verhaal waargebeurd is of een 
verzameling van soortgelijke ervaringen uit verschillende 
delen van Indonesië, is niet duidelijk. Maar het idee om 
een geruite doek om een boom te binden nam de jonge 
priester over uit de Balinese filosofie van Rwa Bhineda, 
een concept van balans en harmonie gesymboliseerd in 
poleng (tweekleurig) textiel (fig.1). Een doek die om een   
object (beeld, boom, steen, etc.) is gewikkeld, duidt op de 
aanwezigheid van een godheid of een geest in het object, 
dat dan met respect en voorzichtigheid moet worden 
behandeld. Als symbool dat ook ver buiten de geografische 
grenzen van Bali werd gedeeld en begrepen was de daad 
van de jonge priester als sleutel tot het succesvolle behoud 
van het waterwingebied. Het is niet het alledaagse object 
van textiel dat die magische kracht bezit; de kracht zit in wat 
het object betekent in combinatie met de publieke positie 

Grafische interpretatie door Studio The Future van poleng 
(two-tone) textiel die om een boom is gebonden om de 
aanwezigheid aan te geven van een godheid of geest die 
in een object zit dat respectvol behandeld dient te worden. 
Oorspronkelijk beeld aangeleverd door de auteur. Foto: Mella 
Jaarsma.
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Grafische interpretatie door Studio The Future van poleng 
(two-tone) textiel die om een boom is gebonden om de 
aanwezigheid aan te geven van een godheid of geest die 
in een object zit dat respectvol behandeld dient te worden. 
Oorspronkelijk beeld aangeleverd door de auteur. Foto: Mella 
Jaarsma.
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van de priester en het bijgeloof van de gemeenschap. 
Samen brengen deze elementen een oude geest terug in 
het bos om zo een ​​specifiek hedendaags probleem op te 
lossen. Als spiritueel leider bekleedt de priester een functie 
die gewoonlijk wordt vervuld door lokale wijzen of dukun 
(sjamanen), die de kracht van een bepaald object kunnen 
activeren door te verklaren dat het wordt bewoond door een 
geest, of door een brug te slaan tussen een voorwerp en 
een geloofssysteem.

Een soortgelijke praktijk, gericht op het in ere 
herstellen van de heiligheid van een plek, wordt beoefend 
door een groep milieuactivisten bekend onder de naam 
Resan Gunungkidul.2 Deze groep bestaat uit liefhebbers 
van resan (beschermende bomen) die zich bezighouden 
met het herstel en behoud van land- en waterbronnen 
in het Gunungkidul-gebied in Yogyakarta, dat vaak te 
kampen heeft met watercrises en langdurige droogte. 
Hun aanpak is gebaseerd op lokale wijsheid en ecologisch 
discours, een combinatie van de kennis van lokale wijzen, 
natuurbehoudmedewerkers en natuuractivisten. Behalve 
spirituele pogingen om de belangrijke rol van natuurlijke 
hulpbronnen nieuw leven in te blazen, doet de Resan 
Gunungkidul-gemeenschap een concreet voorstel voor een 
groenere toekomst door middel van het identificeren en 
beschermen van grote beschermende bomen — die worden 
beschouwd als sluitsteensoorten —,3 het vrijwillig opruimen 

2	 Resan Gunungkidul is een groep liefhebbers van “resan” (bescher-
mende bomen) ofwel “resaners” in Gunungkidul. De leden van de Resan 
Gunungkidul (Resaners), bestaande uit lokale gemeenschappen verspreid 
over verschillende dorpen/subdistricten in Gunungkidul, proberen door 
middel van consequent en voortdurend “gugur gunung” (coöperatief 
vrijwilligerswerk) zorg te dragen voor het herstel en behoud van land- en 
waterbronnen (bronnen, rivieren, beji, tuk, grotten, bergen, meren, enz.) in 
het Gunungkidul-gebied. Ze prepareren ook zaden om te planten, volgens 
culturele strategieën die eigendom zijn van en ingebed zijn in het lokale 
geloof, die dan worden ingezet om de droom te verwezenlijken: “Gunung-
kidul Ijo Royo-Royo” (groen en weelderig Gunungkidul). Bron: “Tentang 
Kami: Resan Gunungkidul”, Resan Gunungkidul (website), geraadpleegd op 
3 oktober 2022.

3	 Een sluitsteensoort, ook sleutelsoort of keystone-soort, is een 
soort die een essentiële rol in de structuur, functioneren of productiviteit 
van een ecosysteem speelt en ervoor zorgt dat het ecosysteem niet uit 

en herstellen van waterreservoirs, en het herplanten 
van bomen in diverse gebieden. Voorafgaand aan deze 
pogingen tot natuurbehoud gebruiken ze soms rituele en 
eenvoudige sesajen4 (offers) als eerbetoon en erkenning van 
de aanwezigheid van de beschermende geest van de resan.

De benodigde kennis van de complexere 
symbolische sesajen is vaak van generatie op generatie 
doorgegeven of toevertrouwd aan wijze mensen of dukun.
Ook in het dagelijks leven voeren de wijzen sesajen en 
rituelen uit om belangrijke levensgebeurtenissen zoals 
bruiloften, geboorten en sterfgevallen te markeren, en om 
heilige natuurlijke hulpbronnen zoals oude bomen of plaatsen 
waar de natuurkrachten sterk, onvoorspelbaar en destructief 
kunnen zijn, te koesteren; bijvoorbeeld in de omgeving van 
een actieve vulkaan of een oceaan. Deze plekken worden 
beschouwd als verblijfplaatsen van de goden die voor 
het evenwicht in de natuur zorgen. Door een natuurlijke 
hulpbron te waarderen en behandelen als heilig, bevordert 
de gemeenschap de duurzaamheid van die plek. Dankzij de 
heilige status blijft de plek ongerept en beschermd tegen 
overmatige winning en onherstelbare schade.

De natuurbeschermende rol van sjamanen 
is niet uniek voor de Indonesische context. Antropoloog 

elkaar valt. De term werd bedacht in 1969 door de zoöloog Robert T. Paine. 
http://nl.scienceaq.com/Natuur/1007021198.html

4	 Sesajen is een offergave aan goden of entiteiten met hogere macht-
en die de natuur beschermen, die gebracht wordt om een meer harmonieuze 
relatie met de natuur te bewerkstelligen. De offergave kan bestaan uit een 
eenvoudig pakje geurige bloemen en wierook, of een uitgebreide selectie 
van verschillende soorten etenswaren en andere objecten in allerlei kleuren 
en vormen. Vaak is een sesajen gelinkt aan een specifiek doel, maar elk item 
behoudt ook zijn eigen specifieke filosofische betekenis. De samenstelling 
van hoop en gebed, de poging om het kwaad af te weren, en symbolen van 
dankbaarheid wordt geïnternaliseerd in materiële en soms ook in immateriële 
vorm, door middel van fysieke inname of een proces van reflectie. Zo wordt 
ingkung (een gerecht met een hele kip dat veel gebruikt wordt in sesajen en 
symbool staat voor religieuze gehoorzaamheid en nederigheid) niet alleen 
visueel maar ook in taal gepresenteerd; de naam ingkung is een samenstel-
ling van de woorden ingsung (een nederig voornaamwoord om naar jezelf 
te verwijzen) en manekung (een eerbetoon). De combinatie van het visuele 
aspect en de filosofische woordspeling is een manier om toewijding aan een 
hogere macht te tonen.

https://kawsaksacha.org/en/
http://nl.scienceaq.com/Natuur/1007021198.html
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David Abrams constateerde dat een sjamaan fungeert als 
tussenpersoon tussen de menselijke gemeenschap en het 
grotere ecologische geheel. De sjamaan draagt zorg voor 
een evenwichtige en wederkerige voedselketen, in balans 
met de gemeenschap en de aarde, en zorgt ervoor dat het 
dorp nooit meer van het levende land neemt dan het daaraan 
teruggeeft — niet alleen in materiële zin, maar ook in de vorm 
van gebed, boetedoening en eerbetoon (1996:6). Inheemse 
gemeenschappen uit de hele wereld waarschuwen al lange 
tijd voor ecologische rampen ten gevolge van kolonialisme, 
kapitalisme en het langdurige en destructieve opgebruiken 
van de natuurlijke bronnen door de moderne samenleving. 
Sabino Gualinga, de overleden sjamaan uit Sarayaku in het 
Amazone-regenwoud van Ecuador, was een van de Inheemse 
spirituele leiders die getuigde tijdens het Sarayaku vs. 
Ecuador-proces in 2011 aan het Inter-Amerikaanse Hof voor 
de Rechten van de Mens in Costa Rica. In zijn getuigenis 
presenteerde hij het idee van een ‘levend bos’, een concept 
waarbinnen het bos en alles wat zich daarin bevindt, erkend 
wordt als een levende entiteit met bewustzijn en rechten. 
Ook eiste hij dat de heilige band tussen de gemeenschap en 
het levende bos wettelijk erkend zou worden (Brown 2022). 
Een dergelijke milde kijk op leven in samenspraak met niet-
menselijke entiteiten wordt steeds belangrijker in de context 
van de wereldwijde klimaatcrisis waarin we ons allemaal 
bevinden.

Tolak Bala: objecten geladen met 
apotropische magie

In het gebied rondom de berg Merapi, een van de 
meest actieve stratovulkanen ter wereld op het eiland Java,5 

5	 “Java is een Indonesisch eiland, in het zuiden begrensd door de 
Indische Oceaan en in het noorden door de Javazee. Met een bevolking 
van meer dan 148 miljoen mensen (alleen Java) of 152 miljoen (inclusief de 
inwoners van de omliggende eilanden), is Java met 56,1 procent van de In-
donesische bevolking het dichtstbevolkte eiland in de wereld. Grotendeels 
gevormd door vulkaanuitbarstingen veroorzaakt door geologische subduc-
tie tussen de Sunda-plaat en de Australische plaat, is Java met ongeveer 
138.800 vierkante kilometer qua landoppervlak het 13e grootste eiland ter 

zijn rituelen zoals labuhan6 en merti desa7 niet gericht op het 
beheersen van de oncontroleerbare kracht van de natuur. In 
plaats daarvan zijn ze hier vredeoffers en dankbetuigingen 
aan de aanwezigheid van een hoger wezen en het spirituele 
koninkrijk van de berg Merapi. De dukun fungeren in de 
turbulente regio rond Merapi als medium en alarmsysteem. 
Als tussenpersoon tussen de natuurkrachten en de bewoners 
is het hun rol om een toename in vulkanische activiteit aan te 
voelen en dromen, het gedrag van dieren, en veranderingen in 
de natuur te interpreteren. Bij tekenen van uitbarstingen sturen 
de wijzen waarschuwingen naar de dorpsbewoners in de 
vorm van symbolen die collectief begrepen worden. Zij vragen 
de dorpsbewoners bijvoorbeeld om een ​​eenvoudige knoop 
van janur (jong kokosblad) te maken en boven hun voordeur 
te hangen (fig.2). De betekenis van het object zit ook in de 
woorden, sejatining nur: het ware licht of het goddelijke licht. 
De janur is de materialisatie van een stil gebed; de hoop op 
het vinden van licht in moeilijke tijden, en een symbool voor 
het begin van een nieuw leven. Een vulkaanuitbarsting kan 
vernietigend zijn, maar wordt ook beschouwd als een zegen; 
een moment van vernieuwing en toekomstige voorspoed. 
Naast de magische kracht bestaat er in dit systeem van tekens 
ook een logica met een rampenbeperkend effect; tijdens het 
bidden om veiligheid verhoog je door de felgekleurde janur 
boven de voordeur je bewustzijn van de deur. Als de vulkaan 
plotseling uitbarst, vind je in de paniek makkelijker je weg 

wereld en het vijfde grootste in Indonesië.” Bron: Wikipedia, “Java”, laatst 
gewijzigd op 1 oktober 2022.

6	 “Labuhan is een heilige ceremonie in het koninkrijk Yogyakarta 
waarbij wordt geofferd aan de geesten die op specifieke plaatsen heersen, 
zoals de Zuidzee en de bergen.” Bron: Upacara Labuhan,” Dinas Kebu-
dayaan (Kundha Kabudayan) Daerah Istimewa Yogyakarta (website). Naar 
het Engels vertaald door de auteur.

7	 “Merti Desa/Dusun of het opruimen van het dorp is het symbool 
waarmee de gemeenschap dank betuigt voor overvloedig geluk en wel-
vaart, veiligheid, vrede en harmonie in de wereld. Dit type ritueel komt nog 
steeds veel voor op het Javaanse platteland. Inwoners van Java geloven dat 
er veel is om dankbaar voor te zijn, zelfs wanneer ze getroffen worden door 
grote zorgen en rampspoed.” Samigaluh—Melestarikan Merti Dusun. Bron: 
Kapanewon Samigaluh Kabupaten Kulon Progo (website). Naar het Engels 
vertaald door de auteur.

fig.2

Grafische interpretatie door Studio The Future van moringa 
Grafische interpretatie door Studio The Future van janur (jong 
kokosnootblad), dat boven een deur geplaats is als symbool. 
Oorspronkelijk beeld aangeleverd door de auteur. Foto: Dito 
Yuwono.

https://en.m.wikipedia.org/wiki/Java
https://budaya.jogjaprov.go.id/artikel/detail/317-upacara-labuhan#:~:text=Labuhan%20berasal%20dari%20kata%20labuh,yang%20berkuasa%20di%20suatu%20tempat
https://samigaluh.kulonprogokab.go.id/detil/70/melestarikan-merti-dusun
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David Abrams constateerde dat een sjamaan fungeert als 
tussenpersoon tussen de menselijke gemeenschap en het 
grotere ecologische geheel. De sjamaan draagt zorg voor 
een evenwichtige en wederkerige voedselketen, in balans 
met de gemeenschap en de aarde, en zorgt ervoor dat het 
dorp nooit meer van het levende land neemt dan het daaraan 
teruggeeft — niet alleen in materiële zin, maar ook in de vorm 
van gebed, boetedoening en eerbetoon (1996:6). Inheemse 
gemeenschappen uit de hele wereld waarschuwen al lange 
tijd voor ecologische rampen ten gevolge van kolonialisme, 
kapitalisme en het langdurige en destructieve opgebruiken 
van de natuurlijke bronnen door de moderne samenleving. 
Sabino Gualinga, de overleden sjamaan uit Sarayaku in het 
Amazone-regenwoud van Ecuador, was een van de Inheemse 
spirituele leiders die getuigde tijdens het Sarayaku vs. 
Ecuador-proces in 2011 aan het Inter-Amerikaanse Hof voor 
de Rechten van de Mens in Costa Rica. In zijn getuigenis 
presenteerde hij het idee van een ‘levend bos’, een concept 
waarbinnen het bos en alles wat zich daarin bevindt, erkend 
wordt als een levende entiteit met bewustzijn en rechten. 
Ook eiste hij dat de heilige band tussen de gemeenschap en 
het levende bos wettelijk erkend zou worden (Brown 2022). 
Een dergelijke milde kijk op leven in samenspraak met niet-
menselijke entiteiten wordt steeds belangrijker in de context 
van de wereldwijde klimaatcrisis waarin we ons allemaal 
bevinden.

Tolak Bala: objecten geladen met 
apotropische magie

In het gebied rondom de berg Merapi, een van de 
meest actieve stratovulkanen ter wereld op het eiland Java,5 

5 “Java is een Indonesisch eiland, in het zuiden begrensd door de 
Indische Oceaan en in het noorden door de Javazee. Met een bevolking 
van meer dan 148 miljoen mensen (alleen Java) of 152 miljoen (inclusief de 
inwoners van de omliggende eilanden), is Java met 56,1 procent van de In-
donesische bevolking het dichtstbevolkte eiland in de wereld. Grotendeels 
gevormd door vulkaanuitbarstingen veroorzaakt door geologische subduc-
tie tussen de Sunda-plaat en de Australische plaat, is Java met ongeveer 
138.800 vierkante kilometer qua landoppervlak het 13e grootste eiland ter 

zijn rituelen zoals labuhan6 en merti desa7 niet gericht op het 
beheersen van de oncontroleerbare kracht van de natuur. In 
plaats daarvan zijn ze hier vredeoffers en dankbetuigingen 
aan de aanwezigheid van een hoger wezen en het spirituele 
koninkrijk van de berg Merapi. De dukun fungeren in de 
turbulente regio rond Merapi als medium en alarmsysteem. 
Als tussenpersoon tussen de natuurkrachten en de bewoners 
is het hun rol om een toename in vulkanische activiteit aan te 
voelen en dromen, het gedrag van dieren, en veranderingen in 
de natuur te interpreteren. Bij tekenen van uitbarstingen sturen 
de wijzen waarschuwingen naar de dorpsbewoners in de 
vorm van symbolen die collectief begrepen worden. Zij vragen 
de dorpsbewoners bijvoorbeeld om een   eenvoudige knoop 
van janur (jong kokosblad) te maken en boven hun voordeur 
te hangen (fig.2). De betekenis van het object zit ook in de 
woorden, sejatining nur: het ware licht of het goddelijke licht. 
De janur is de materialisatie van een stil gebed; de hoop op 
het vinden van licht in moeilijke tijden, en een symbool voor 
het begin van een nieuw leven. Een vulkaanuitbarsting kan 
vernietigend zijn, maar wordt ook beschouwd als een zegen; 
een moment van vernieuwing en toekomstige voorspoed. 
Naast de magische kracht bestaat er in dit systeem van tekens 
ook een logica met een rampenbeperkend effect; tijdens het 
bidden om veiligheid verhoog je door de felgekleurde janur 
boven de voordeur je bewustzijn van de deur. Als de vulkaan 
plotseling uitbarst, vind je in de paniek makkelijker je weg 

wereld en het vijfde grootste in Indonesië.” Bron: Wikipedia, “Java”, laatst 
gewijzigd op 1 oktober 2022.

6 “Labuhan is een heilige ceremonie in het koninkrijk Yogyakarta 
waarbij wordt geofferd aan de geesten die op specifieke plaatsen heersen, 
zoals de Zuidzee en de bergen.” Bron: Upacara Labuhan,” Dinas Kebu-
dayaan (Kundha Kabudayan) Daerah Istimewa Yogyakarta (website). Naar 
het Engels vertaald door de auteur.

7 “Merti Desa/Dusun of het opruimen van het dorp is het symbool 
waarmee de gemeenschap dank betuigt voor overvloedig geluk en wel-
vaart, veiligheid, vrede en harmonie in de wereld. Dit type ritueel komt nog 
steeds veel voor op het Javaanse platteland. Inwoners van Java geloven dat 
er veel is om dankbaar voor te zijn, zelfs wanneer ze getroffen worden door 
grote zorgen en rampspoed.” Samigaluh—Melestarikan Merti Dusun. Bron: 
Kapanewon Samigaluh Kabupaten Kulon Progo (website). Naar het Engels 
vertaald door de auteur.

fig.3

Grafische interpretatie door Studio The Future van moringa 
oleifera, een plant die gebruikt wordt voor haar resistente 
kwaliteiten en, als het als amulet gedragen wordt, ook om 
kwaad af te weren. Oorspronkelijk beeld aangeleverd door de 
auteur. Foto: Dito Yuwono.

fig.3

Grafische interpretatie door Studio The Future van moringa 
oleifera, een plant die gebruikt wordt voor haar resistente 
kwaliteiten en, als het als amulet gedragen wordt, ook om 
kwaad af te weren. Oorspronkelijk beeld aangeleverd door de 
auteur. Foto: Dito Yuwono.
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https://en.m.wikipedia.org/wiki/Java
https://budaya.jogjaprov.go.id/artikel/detail/317-upacara-labuhan#:~:text=Labuhan%20berasal%20dari%20kata%20labuh,yang%20berkuasa%20di%20suatu%20tempat
https://samigaluh.kulonprogokab.go.id/detil/70/melestarikan-merti-dusun
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naar de nooduitgang, omdat je aandacht tijdens het bidden al 
gericht was op de deur. 

Het maken van een eenvoudige knoop van janur 
is een tolak bala-gebruik voor het afwenden van ongeluk 
door middel van een met apotropische magie geladen 
object. De beoefening van tolak bala is populair in Indonesië, 
waarschijnlijk vanwege het sterke bewustzijn van de 
instabiele natuurkrachten waar Indonesiërs, gezien het feit 
dat de grond onder hun voeten voortdurend beweegt, van 
doordrongen zijn. Enkele van de meest actieve vulkanen in 
de Ring van Vuur liggen in Indonesië. Ze zijn ontstaan door 
subductiezones van de drie belangrijkste actieve tektonische 
platen die in dit gebied samenkomen. Animisme wordt 
onderdeel van een cultuur wanneer deze cultuur een intieme 
band aangaat met het ecosysteem en alles wat daarin leeft. 
Binnen het animisme bestaat het geloof dat niet alleen 
mensen, maar ook bomen, dieren en bergen intelligent en 
bezield zijn. Magie betekent in dit geval een diepere band 
tussen mensen en de levende, bezielde natuur. Men gelooft 
dat de wijzen een sterkere band hebben met de natuurlijke 
wereld vanwege hun belichaamde kennis, die gedurende vele 
jaren werd opgedaan en overgedragen via rituelen, verhalen 
en zintuiglijke ervaringen. Wijze mensen voelen zelfs de 
kleinste verandering in de natuur aan en ze weten wanneer er 
gevaar dreigt — soms werken ze zelfs samen met de goden 
om het weer te beïnvloeden.

Tolak bala is ook ingezet als middel tegen 
plagen. Aan het begin van de covid-19-pandemie bereikte 
de populariteit van moringa oleifera-bladeren (fig.3) een 
hoogtepunt, vanwege het geloof in de immuunversterkende 
eigenschappen en het vermogen van amuletten bescherming 
te bieden tegen het kwaad, of in dit geval tegen een 
wereldwijde pandemie. Op Bali wordt moringa gebruikt in 
voedsel, medicijnen en schoonheidsproducten en wordt in 
en rond het huis geplant om het kwaad af te weren (Eveleigh 
2022). In de regio Banyuwangi — aan de overkant van de 
Straat van Bali en een van de weinige gebieden op Java 
waar het geloof in magie nog steeds deel uitmaakt van het 

sociale weefsel — is het gebruikelijk om een kom eenvoudige 
moringasoep te serveren aan een gast of vreemdeling die op 
bezoek komt. De soep, gemaakt met moringabladeren, zou 
uitzonderlijk krachtig zijn in het afweren van boze geesten, 
slechte bedoelingen en alle soorten hekserij en guna-guna, 
hoe sterk de tovenarij ook is. Zodra de magie werkt, worden 
alle intenties van de gast gezuiverd en is het oordeel van 
de gastheer of gastvrouw helder. Moringa werkt zo puur en 
krachtig tegen duistere krachten dat een amulet van moringa, 
gedragen in de zak, boven de deur gehangen of overal in 
huis geplaatst, tegen alle kwaad genoeg bescherming biedt. 
In West-Java wordt moringa gebruikt om de lichamen van 
overledenen voor het begraven te zuiveren en te wassen. 
Omdat de plant gemakkelijk en het hele jaar door groeit, 
is moringa een goedkope en duurzame voedselbron met 
geneeskrachtige kwaliteiten. Daarbij heeft moringa als 
superfood, boordevol voedingsstoffen en antioxidanten, 
een ontstekingsremmende werking die de kracht in onszelf 
aanboort en de natuur tot een somatische kracht met helende 
vermogens maakt. Het is tenslotte nooit de magie alleen die 
werkt.

Vanuit de Indonesische context kijken we over de 
grenzen naar de wijdere wereld, waarin het voorbeeld van 
een online gemeenschap van jonge heksen op TikTok, onder 
de hashtag #WitchTok, relevant is. In deze gemeenschap 
worden hekserijtips gedeeld, bijvoorbeeld voor het 
opladen van kristallen, voor zelfreinigingsrituelen, en voor 
praktijken voor het verwijderen van negatieve energie uit 
de wereld. In 2017 sprak de online groep/beweging occulte 
activisten in de VS #MagicResistance #Trump (BBC News 
2017) massaal een spreuk uit tegen het presidentschap van 
Trump. De actie werd gesteund door popzangeres Lana Del 
Rey, die de oproep verspreidde en wees op de afnemende 
maan, het perfecte moment om negatieve energie kwijt te 
raken (Bryant 2017). Het collectieve sentiment jegens de 
voormalige president van de VS werd hierdoor duidelijk 
uitgelicht. In een recenter voorbeeld, slechts een paar 
maanden nadat Rusland Oekraïne binnenviel in februari 
2022, werden op verschillende plekken in Japan minstens 

fig.3

Grafische interpretatie door Studio The Future van moringa 
oleifera, een plant die gebruikt wordt voor haar resistente 
kwaliteiten en, als het als amulet gedragen wordt, ook om 
kwaad af te weren. Oorspronkelijk beeld aangeleverd door de 
auteur. Foto: Dito Yuwono.
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naar de nooduitgang, omdat je aandacht tijdens het bidden al 
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10 stropoppen met het gezicht van de Russische president 
Vladimir Poetin genageld, onder andere op een heilige boom 
bij een heiligdom (Montgomery 2022). Deze waraningy-
stropop waarin een bepaalde godheid toevlucht kan nemen, 
wordt gebruikt voor het afweren van het kwaad of het 
vervloeken van een specifiek doelwit. Magie alleen kan geen 
directe verandering teweegbrengen, maar de pogingen van 
moderne heksen starten wel gesprekken en acties die tot 
structurele verandering kunnen leiden.

Kosmische hoop: guna-guna en collectieve 
intentie
Uit anarchistisch perspectief bezien is hekserij een politieke 
daad van verzet, die de verhalen van onderdrukkers 
ondermijnt en verwerpt. Volgens Wikipedia is ‘witchcraft’, 
het Engelse woord voor hekserij, meer dan duizend jaar 
oud. In het Oud-Engels is het woord gerelateerd aan 
de Engelse woorden ‘wit’, ‘wise’ en ‘wisdom’: ‘craft of 
the wise’ (‘verstand’, ‘wijs’ en ‘wijsheid’: het ‘ambacht 
van de wijzen’). Deze vorm van geloof, die we in de hele 
geschreven geschiedenis en in veel verschillende culturen 
in de hele wereld terugzien, begon in het koloniale tijdperk 
onder invloed van het verlichtingsdenken en de moderne 
wetenschap langzaam maar zeker in verval te raken. Om de 
wereld opnieuw te betoveren is, volgens Silvia Federici, niet 
de belofte van een onmogelijke terugkeer naar het verleden 
noodzakelijk, maar het terugpakken van de macht om 
collectief te beslissen over ons lot op deze aarde (2018).

Laten we teruggaan naar de stille, mystieke kracht van 
guna-guna, en het begrip van een object als de bezitter 
van een onzichtbare maar voelbare ziel of kracht. De kracht 
van objecten en het versterken daarvan door middel van 
collectieve symboliek die gelijkgestemden met elkaar 
verbindt, komt tot uitdrukking in gemeenschappelijke, 
wereldwijd gedeelde doelstellingen. Doordat amplificatie 
ons bewust maakt van de oorzaken die aan problemen 
ten grondslag liggen, ontstaat ruimte voor solidariteit 

en het vormen van een breed gedragen, wereldwijd 
bondgenootschap; een collectief dat gezamenlijk een 
toekomst verbeeldt die mogelijk tot een revolutie leidt. 
Helaas werkt macht, net als guna-guna, beide kanten op. 
Het symbool van de opgeheven gebalde vuist als teken van 
weerstand en veerkracht kan botsen met de MAGA-pet — 
een symbool voor onverdraagzaamheid.

Objecten ontlenen hun kracht aan de overtuigingen en het 
geloof van mensen, een kracht die kan ontvlammen. Intentie 
is hierin belangrijk, omdat de manifestatie van guna-guna 
of betovering afhangt van degene die de spreuk uitspreekt. 
De bezielende kracht van guna-guna en de poging om de 
wereld opnieuw te betoveren, vereist een gedeeld geloof 
en een collectieve intentie. Het vraagt om samenwerking, 
een collectieve intentionaliteit zoals taalfilosoof John R. 
Searle dat noemt (2002), om zo een specifieke agenda om te 
toveren tot een gemeenschappelijke doelstelling. 

Voor het opwekken van een ​​nieuwe wereld is een meditatief 
moment nodig, een moment waarop beweging wordt 
stilgezet en druk verlicht, een pauze om helder vooruit te 
kunnen kijken en te zien wat er had kunnen gebeuren in een 
wereld die nog moet komen. Het is het weerstaan van de 
verleiding om vreugde uit te stellen; het is een oproep om af 
te stemmen op een wereldwijde vibratie en de schepping van 
iets nieuws tot leven te zingen, in lijn met de kracht van de 
kosmos en het lichaam. Collectief geloof en intentie vormen 
samen de steen der wijzen die basismaterialen (poleng-
textiel, sesajen, janur, moringa, de stropop) transformeert 
in het goud van natuurbehoud, het beschermen van de 
gemeenschap, en tenslotte: collectieve hoop.
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WINNOW(ER)

Ayo’s werk omvat uitgebreide onderzoeksprojecten in 
verschillende vormen: van film tot sculptuur en performance. 
Haar onderzoeksinteresses en haar verlangen om tegenverhalen 
te versterken, worden gevoed door archiefmateriaal, mondeling 
overgebrachte verhalen, immateriële vormen van cultureel erfgoed 
en informele kennispraktijken van onofficiële instanties.

AYO

Winnow(er) komt voort uit Ayo’s streven om 
ambachtelijke wannen (Engels: winnowing fans) te leren 
weven in de stijl van de Langi in noordelijk Oeganda. De 
platte rietmanden die gebruikt worden om kaf van koren 
te scheiden, staan in de moedertaal van de kunstenaar 
bekend als Odero (‘Langi-wannen’). Het project met 
sculpturale objecten is geïnspireerd op een Langi-
wan die door de kunstenaar zelf geërfd werd en is een 
onderzoek naar belichaamde kennis over persoonlijke 
en collectieve geschiedenissen die gegrift zijn in de 
lichamen van mensen uit de diaspora. Het zwaartepunt 
van dit project ligt in de uitbreiding van Ayo’s artistieke 
praktijk richting informele kennisproductie en 
immaterieel cultureel erfgoed.

De eeuwenoude landbouwpraktijk van 
het wannen wordt ingezet om geoogste producten 
te sorteren. Bij deze handmatige techniek wordt een 

2022
Sculpturen samengesteld uit handgeweven wannen.
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mengsel van bijvoorbeeld graan en kaf in de platte 
rietmand rond- en opgeschud: er is maar een zwak 
briesje nodig om het kaf te laten wegwaaien, waardoor 
alleen het (zwaardere) graan in de wan achterblijft. Ook 
wordt de wan gebruikt om oogsten vanaf de tuin of 
het veld te dragen. Globalisering en de automatisering 
van landbouwpraktijken bedreigen het voortbestaan 
van het handambacht waarmee rieten wannen in 
noordelijk Oeganda worden gemaakt. Het maken van de 
wannen en het handmatig schoonmaken van de oogst 
is een collectieve praktijk, doorgaans generationeel 
overgedragen van moeder op dochter. Deze kennis blijft 
grotendeels ongedocumenteerd en dreigt nu verloren te 
gaan.

Ayo erfde een traditionele wan, maar niet 
de kennis om er zelf een te maken. Dit leidde tot haar 
veldonderzoek in Kamdiny en Owiny, Oeganda. Ze 
zocht contact met vrouwen die haar alles konden leren 
wat ze over de rieten wan moest weten: de benodigde 
materialen, de ambachtelijke vervaardiging en de 
toepassingen. Dit proces – inclusief de persoonlijke 
gesprekken tijdens de uitvoering van handmatig werk 
– bood Ayo de kans om deze informeel overgedragen 
kennis terug in haar eigen diasporische lichaam op te 
nemen. De Winnow(er) dient daarmee ook als metafoor 
voor het uitfilteren van dominant aanwezige Westerse 
kennis, totdat alleen vergankelijke vormen overblijven.

De sculpturale objecten die in het Stedelijk 
Museum Amsterdam te zien zijn, belichamen de 
traditionele materialen en technieken waarmee de wan 
wordt gemaakt en de veelvoud aan betekenissen en 
functies van dit object. Zo is het originele familie-erfstuk, 
dat veilig bewaard wordt in Ayo’s persoonlijke collectie, 
gemaakt van materialen als itele-riet, koeienmest en 
opobo-schors. Deze schors wordt door lokale Langi- 
genezers gebruikt om ziekten te behandelen en om 
verzoening tot stand te brengen in tijden van conflicten 
in de gemeenschap. Voor Winnow(er) begon Ayo’s 

maakproces in Oeganda met traditionele materialen. In 
Nederland voegde zij daar lokaal verbouwd Nederlands 
riet, koeienmest, boombast en beton aan toe. Zodoende 
verweefde Ayo haar belichaamde techniek metaforisch 
met de materialiteit van het Nederlandse landschap dat 
zij momenteel bewoont.

Conceptueel vertegenwoordigt Winnow(er) 
de krachten die zich manifesteren door de veelheid aan 
energieën en doeleinden die in dit object besloten liggen. 
Zo wordt de wan niet alleen voor de landbouw gebruikt, 
maar ook in ceremonies zoals Dwoko Atin Awobi lot, 
een praktijk waarin kinderen een reiniging ondergaan 
in de vorm van een overgangsritueel dat in 2013 door 
UNESCO als immaterieel cultureel erfgoed werd erkend. 
Alles bij elkaar opgeteld – Ayo’s eigen diasporische 
ervaring en het gebruik van Nederlandse materialen in 
samenhang met technieken en erfgoed uit Oeganda – is 
het werk Winnow(er) doordrenkt met transhistorisch en 
transgeografisch belang.

Ayo, (detail) Winnow(er), 2022. Sculpturen 
samengesteld uit handgeweven wannen. Met 
dank aan de kunstenaar.
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in de gemeenschap. Voor Winnow(er) begon Ayo’s 

maakproces in Oeganda met traditionele materialen. In 
Nederland voegde zij daar lokaal verbouwd Nederlands 
riet, koeienmest, boombast en beton aan toe. Zodoende 
verweefde Ayo haar belichaamde techniek metaforisch 
met de materialiteit van het Nederlandse landschap dat 
zij momenteel bewoont.

Conceptueel vertegenwoordigt Winnow(er) 
de krachten die zich manifesteren door de veelheid aan 
energieën en doeleinden die in dit object besloten liggen. 
Zo wordt de wan niet alleen voor de landbouw gebruikt, 
maar ook in ceremonies zoals Dwoko Atin Awobi lot, 
een praktijk waarin kinderen een reiniging ondergaan 
in de vorm van een overgangsritueel dat in 2013 door 
UNESCO als immaterieel cultureel erfgoed werd erkend. 
Alles bij elkaar opgeteld – Ayo’s eigen diasporische 
ervaring en het gebruik van Nederlandse materialen in 
samenhang met technieken en erfgoed uit Oeganda – is 
het werk Winnow(er) doordrenkt met transhistorisch en 
transgeografisch belang.

Ayo, (detail) Winnow(er), 2022. Sculpturen 
samengesteld uit handgeweven wanmanden. 
Met dank aan de kunstenaar.

Ayo, (detail) Winnow(er), 2022. Sculpturen 
samengesteld uit handgeweven wanmanden. 
Met dank aan de kunstenaar.
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THE SCEPTICAL 
STRUCTURES OF MAX

James Becketts installaties onderzoeken transhistorische 
onderwerpen met betrekking tot industrieel erfgoed 
en de bebouwde omgeving. Uitgaande van traditionele 
overtuigingssystemen probeert hij tot een holistischer begrip 
van het moderne tijdperk te komen. Beckett streeft ernaar het 
potentieel te ontsluiten van voorwerpen in zowel zijn persoonlijke 
collectie als die van musea, met oog voor het absurde of 
onheilspellende. Met een focus op presentatiemechanismen 
verkent zijn werk de eigenaardigheden van menselijk gedrag, met 
name in een neoliberale context.

JAMES BECKETT

James Becketts The Sceptical Structures of Max 
(2019) schijnt – door de lenzen van industriële geschiedenis, 
erfgoed en sociaal-culturele discoursen – een licht op de 
Duitse technicus en ondernemer Max Himmelheber. Hij 
stroomlijnde de productie van spaanplaat (mdf), een voordelig 
en daarmee onvermijdelijk wegwerpbaar bouwmateriaal. 
In deze sculptuur-installatie vallen animistische, spirituele 
geloofssystemen samen met de onverschillige werelden van 
industrialisme en financieel kapitalisme.

Spaanplaat, gemaakt met restafval van 
zaagfabrieken – houtsnippers en zaagsel – vermengd met 
fenolhars, en maakt deel uit van het merendeel van het 
massageproduceerde meubilair. IKEA-producten vormen 
daarvan het bekendste en beruchtste voorbeeld. Mdf 
is een zeer veelzijdig en stabiel product, maar recente 
ontdekkingen over de milieu-impact zetten vraagtekens 
bij de duurzaamheid. Himmelheber, een ingenieus en 

2019
Sculpturen van houtvezelplaat 
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excentriek figuur, vergaarde een vermogen met de 
patenten van dit product. 

Na het verzamelen van mdf-afval in de straten 
van Amsterdam begon Beckett de geschiedenis van dit 
materiaal tot aan de ontdekker terug te herleiden. Dit 
onderzoek resulteerde in The Sceptical Structures of 
Max, een sculptuur-installatie bestaande uit afzonderlijke 
componenten, waarin originele prototypes van 
spaanplaatpanelen zijn verwerkt die tussen 1945 en 1962 
in Himmelhebers laboratorium en dochterondernemingen 
zijn gemaakt. Op de platen in de installatie vertellen 
komische objecten en serieuze teksten een open netwerk 
van interpretaties over Himmelheber en de geschiedenis 
van houtvezelplaat. Beckett maakte bewust gebruik van 
het zichtbare verval van de structuren die het skelet van de 
installatie vormen, waarmee een staat van verwerping en 
uitputting wordt geprojecteerd. Het zorgvuldige uiterlijk 
van de installatie verwijst zowel naar de decoratieve 
kunsten als naar de rauwe sociale werkelijkheid van 
industriële materialen.

De uitkomsten van Becketts 
onderzoeksgebaseerde praktijk verkennen vaak de 
bijzonderheden van menselijk consumptiegedrag, met 
name in de neoliberale context. Daarom werd ervoor 
gekozen om in When Things are Beings de spotlight te 
zetten op Himmelhebers specifieke fascinatie voor het 
Japanse Shinto-animisme: het geloof dat alle natuur, 
objecten en materialen een ziel of levenskracht in zich 
dragen. Zodra het gebruik van spaanplaat populair werd en 
bekendheid kreeg, werden wereldwijd fabrieken geopend 
en bracht hij veel tijd in het buitenland door. Zijn bezoeken 
aan Japan leidden tot een langdurige interesse in Shinto-
animisme, en in Duitsland gaf hij de architect van zijn 
eerste fabriek de opdracht een Japans geïnspireerde 
villa in zijn woonplaats te bouwen. Naast zijn interesse in 
animisme ontwikkelde hij ook andere filosofische reflecties 
op de rol van de mens in de geïndustrialiseerde wereld, 
bijvoorbeeld via zijn tijdschrift Scheidewege: Jahresschrift 

für Skeptisches Denken (Crossroads: Journal for Skeptical 
Thinking), dat vier keer per jaar verscheen en waarin hij 
wetenschappelijke en filosofische teksten publiceerde – die 
soms heel verhelderend waren.

In zijn gehele praktijk is James Beckett 
geïnteresseerd in het verkennen van de materiële waarde 
van industriële voorwerpen, maar ook gelooft hij in hun 
metafysische potentieel en de activering van interpretaties 
die door absurdistische of onheilspellende perspectieven 
kunnen ontstaan. Zijn obscure beeldtaal reflecteert 
vaak op presentatiemechanismen die terugkomen in de 
altaarachtige sculpturen in de tentoonstelling. Voor Beckett 
is het materiaal een katalysator voor communicatie en 
connectiviteit.

Beckett startte zijn onderzoek naar 
Himmelheber in 2019; een publicatie staat gepland voor de 
herfst van 2022, ontworpen door Will Holder, uitgegeven 
door Roma Publishing.

James Beckett, (detail) The Sceptical Structures 
of Max, 2019. Sculpturen van houtvezelplaat. 
Met dank aan de kunstenaar en galerie T293, 
Rome (IT).
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excentriek figuur, vergaarde een vermogen met de 
patenten van dit product. 

Na het verzamelen van mdf-afval in de straten 
van Amsterdam begon Beckett de geschiedenis van dit 
materiaal tot aan de ontdekker terug te herleiden. Dit 
onderzoek resulteerde in The Sceptical Structures of 
Max, een sculptuur-installatie bestaande uit afzonderlijke 
componenten, waarin originele prototypes van 
spaanplaatpanelen zijn verwerkt die tussen 1945 en 1962 
in Himmelhebers laboratorium en dochterondernemingen 
zijn gemaakt. Op de platen in de installatie vertellen 
komische objecten en serieuze teksten een open netwerk 
van interpretaties over Himmelheber en de geschiedenis 
van houtvezelplaat. Beckett maakte bewust gebruik van 
het zichtbare verval van de structuren die het skelet van de 
installatie vormen, waarmee een staat van verwerping en 
uitputting wordt geprojecteerd. Het zorgvuldige uiterlijk 
van de installatie verwijst zowel naar de decoratieve 
kunsten als naar de rauwe sociale werkelijkheid van 
industriële materialen.

De uitkomsten van Becketts 
onderzoeksgebaseerde praktijk verkennen vaak de 
bijzonderheden van menselijk consumptiegedrag, met 
name in de neoliberale context. Daarom werd ervoor 
gekozen om in When Things are Beings de spotlight te 
zetten op Himmelhebers specifieke fascinatie voor het 
Japanse Shinto-animisme: het geloof dat alle natuur, 
objecten en materialen een ziel of levenskracht in zich 
dragen. Zodra het gebruik van spaanplaat populair werd en 
bekendheid kreeg, werden wereldwijd fabrieken geopend 
en bracht hij veel tijd in het buitenland door. Zijn bezoeken 
aan Japan leidden tot een langdurige interesse in Shinto-
animisme, en in Duitsland gaf hij de architect van zijn 
eerste fabriek de opdracht een Japans geïnspireerde 
villa in zijn woonplaats te bouwen. Naast zijn interesse in 
animisme ontwikkelde hij ook andere filosofische reflecties 
op de rol van de mens in de geïndustrialiseerde wereld, 
bijvoorbeeld via zijn tijdschrift Scheidewege: Jahresschrift 

für Skeptisches Denken (Crossroads: Journal for Skeptical 
Thinking), dat vier keer per jaar verscheen en waarin hij 
wetenschappelijke en filosofische teksten publiceerde – die 
soms heel verhelderend waren.

In zijn gehele praktijk is James Beckett 
geïnteresseerd in het verkennen van de materiële waarde 
van industriële voorwerpen, maar ook gelooft hij in hun 
metafysische potentieel en de activering van interpretaties 
die door absurdistische of onheilspellende perspectieven 
kunnen ontstaan. Zijn obscure beeldtaal reflecteert 
vaak op presentatiemechanismen die terugkomen in de 
altaarachtige sculpturen in de tentoonstelling. Voor Beckett 
is het materiaal een katalysator voor communicatie en 
connectiviteit.

Beckett startte zijn onderzoek naar 
Himmelheber in 2019; een publicatie staat gepland voor de 
herfst van 2022, ontworpen door Will Holder, uitgegeven 
door Roma Publishing.

James Beckett, (detail) The Sceptical Structures 
of Max, 2019. Sculpturen van houtvezelplaat. 
Met dank aan de kunstenaar en galerie T293, 
Rome (IT).

James Beckett, (detail) The Sceptical Structures 
of Max, 2019. Sculpturen van houtvezelplaat. 
Met dank aan de kunstenaar en galerie T293, 
Rome (IT).



Y
IN

K
A

 B
U

U
TF

ELD


6
0

AGBARA

Geleid door haar intuïtieve touch en een kunstzinnige benadering 
van vormgeving bevraagt Yinka Buutfeld de wereld door een 
interdisciplinaire lens. Haar sieraden kunnen gezien worden als 
draagbare kunst en zijn gemaakt om de drager te versterken. In 
interactie met materiaal, vorm, kleur en textuur streeft zij ernaar 
met de toeschouwer te communiceren en die te betrekken via 
narratieve praktijken, waarvoor haar Nigeriaanse erfgoed een 
essentiële bron is.

YINKA BUUTFELD

AGBARA is een set draagbare kunstwerken van 
ontwerper Yinka Buutfeld. Een rode draad in haar praktijk 
is de reis waarin ze verbinding vond met haar Nigeriaanse 
erfgoed.

Het werk is onderdeel van een set werken 
die een bepaald bewustzijn willen creëren, gemaakt om 
gedragen te worden op specifieke lichaamsdelen: het oor, 
de enkel en arm, en een groter object dat om de torso 
gedragen kan worden. Yinka Buutfeld paste decoratieve 
vlecht- en bleektechnieken toe op ruw scheepstouw, dat 
zij ook versierde met keramische parels. De objecten zijn 
bedoeld om het lichaam kracht te geven en de natuurlijke 
schoonheid te versterken.

Dit project reflecteert op het wereldwijde 
probleem van huidbleken, iets dat veel voorkomt en toch 
maar zelden in het openbaar besproken wordt. Sommige 

2021
Draagbare kunstwerken van gebleekt scheepstouw. 
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mensen gebruiken zware chemicaliën om melanine uit 
hun huid te verwijderen. De meest gebruikte whitening-
producten zijn gebaseerd op hydrochinon en kwik: stoffen 
die zowel uitwendige (littekens, huidverdunning, striae of 
zelfs brandwonden) als inwendige schade (bijvoorbeeld 
aan de longen) kunnen veroorzaken. Het verlangen naar 
een lichtere huid is verbonden aan een lange koloniale 
geschiedenis van onderdrukking en ideeën over de 
aangenomen superioriteit van witte mensen. AGBARA, wat 
‘kracht’ betekent in het Yorùbá, bevraagt dit verlangen en 
poogt het stigma te doorbreken om daarmee een dialoog 
te openen over een praktijk die vaak verzwegen wordt, en 
in veel samenlevingen diep zit ingebakken.

De serie is een manifestatie van een diepgaande 
materiaalstudie, gebaseerd op zorgvuldig geselecteerde 
technieken en betekenisvolle kleuren, vormen en texturen. 
Het kleurenpalet van de draagbare stukken is gericht op 
huidtinten met donkere melanine en op de neveneffecten 
van chemische bleekmiddelen op de menselijke huid. 
Deze worden weergegeven met de verschillende tinten 
roze en bruin. Deze objecten, die de sporen van chemisch 
bleken dragen, vormen een pleidooi om alle huidtinten te 
koesteren.

De AGBARA-stukken zijn ook geïnspireerd op 
West-Afrikaanse manilla-sieraden (‘geld’-sieraden), die ooit 
gebruikt werden als koloniale valuta. Hoewel deze objecten 
bekendstaan om hun gewaagde visuele kenmerken en 
soms worden gebruikt als sierelementen in de huiselijke 
omgeving, is hun geschiedenis minder aantrekkelijk: ten 
tijde van de koloniale overheersing werden ze gebruikt bij 
het verhandelen van tot slaaf gemaakte mensen.

Buutfelds gebruik van scheepstouw dient 
deels om een verband te leggen tussen hedendaagse 
schoonheidnormen enerzijds, en het koloniale verleden 
en de transatlantische slavenhandel anderzijds. Buutfeld 
laat de abstracte krachten van deze objecten doorschijnen 
door er letterlijk diasporische verhalen in te vervlechten 

en verweven. Zo transformeert ze de ketenen van het 
verleden tot levendige sculpturale accessoires die het 
lichaam kracht geven, in plaats van het te onderdrukken of 
als handelswaar te zien.

Yinka Buutfeld, (detail) AGBARA, 2021. 
Draagbare kunstwerken van gebleekt 
scheepstouw. Met dank aan de kunstenaar. 
Foto: Iris Rijskamp.
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producten zijn gebaseerd op hydrochinon en kwik: stoffen 
die zowel uitwendige (littekens, huidverdunning, striae of 
zelfs brandwonden) als inwendige schade (bijvoorbeeld 
aan de longen) kunnen veroorzaken. Het verlangen naar 
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geschiedenis van onderdrukking en ideeën over de 
aangenomen superioriteit van witte mensen. AGBARA, wat 
‘kracht’ betekent in het Yorùbá, bevraagt dit verlangen en 
poogt het stigma te doorbreken om daarmee een dialoog 
te openen over een praktijk die vaak verzwegen wordt, en 
in veel samenlevingen diep zit ingebakken.

De serie is een manifestatie van een diepgaande 
materiaalstudie, gebaseerd op zorgvuldig geselecteerde 
technieken en betekenisvolle kleuren, vormen en texturen. 
Het kleurenpalet van de draagbare stukken is gericht op 
huidtinten met donkere melanine en op de neveneffecten 
van chemische bleekmiddelen op de menselijke huid. 
Deze worden weergegeven met de verschillende tinten 
roze en bruin. Deze objecten, die de sporen van chemisch 
bleken dragen, vormen een pleidooi om alle huidtinten te 
koesteren.

De AGBARA-stukken zijn ook geïnspireerd op 
West-Afrikaanse manilla-sieraden (‘geld’-sieraden), die ooit 
gebruikt werden als koloniale valuta. Hoewel deze objecten 
bekendstaan om hun gewaagde visuele kenmerken en 
soms worden gebruikt als sierelementen in de huiselijke 
omgeving, is hun geschiedenis minder aantrekkelijk: ten 
tijde van de koloniale overheersing werden ze gebruikt bij 
het verhandelen van tot slaaf gemaakte mensen.

Buutfelds gebruik van scheepstouw dient 
deels om een verband te leggen tussen hedendaagse 
schoonheidnormen enerzijds, en het koloniale verleden 
en de transatlantische slavenhandel anderzijds. Buutfeld 
laat de abstracte krachten van deze objecten doorschijnen 
door er letterlijk diasporische verhalen in te vervlechten 

en verweven. Zo transformeert ze de ketenen van het 
verleden tot levendige sculpturale accessoires die het 
lichaam kracht geven, in plaats van het te onderdrukken of 
als handelswaar te zien.

Yinka Buutfeld, (detail) AGBARA, 2021. Draag-
bare kunstwerken van gebleekt scheepstouw. 
Met dank aan de kunstenaar. Foto:  Iris Ri-
jskamp.

Yinka Buutfeld, (detail) AGBARA, 2021. Draag-
bare kunstwerken van gebleekt scheepstouw. 
Met dank aan de kunstenaar. Foto:  Iris Ri-
jskamp.
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BLUE MOON

De praktijk van auteur en performancekunstenaar Jae Pil Eun is 
geworteld in onderzoek naar alternatieve mythevormen. In zijn 
performances verkent hij mythologieën die verschillen van, of 
ingaan tegen, de single-narrative -mythologie van de Westerse 
samenleving. Eun probeert traditionele rituele praktijken uit 
verschillende geografische en culturele achtergronden, die onder 
invloed van kolonialisme zijn verwaarloosd of uitgewist, weer tot 
leven te brengen.

JAE PIL EUN

In Blue Moon (2022) bestudeert kunstenaar en 
auteur Jae Pil Eun de performatieve aspecten van sculptuur, 
vanuit zijn onderzoek naar de rituele muziek van Korea. 
Onderdeel van het project is een performance, opgevoerd in 
het openingsweekend van de tentoonstelling. 

Jae Pil Eun groeide op in een kleine 
gemeenschap op het Zuid-Koreaanse platteland, waar zijn 
grootmoeder hem leerde de drum te bespelen. De samul 
nori-muziek die hij zich eigen maakte, werd van oudsher 
uitgevoerd in rijstverbouwende boerendorpen als verzoek 
om, en viering van, een goede oogst. Kolonisatie en 
snelle economische groei leidden ertoe dat deze tradities 
werden onderdrukt en vrijwel vergeten. Hoewel ze in lokale 
gemeenschapen nog steeds bestaan en gerespecteerd 
worden, worden ze door veel buitenstaanders als overbodig 
gezien en daarom meestal buiten de openbaarheid 
beoefend. Met de herinnering aan het bespelen van de 

2022
Performance en installatie met keramische drums. 
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drums met zijn grootmoeder in zijn achterhoofd heeft 
Jae Pil Eun deze Koreaanse tradities gedocumenteerd en 
doen herleven in zijn installatie Blue Moon, bestaande uit 
keramische trommels, performance en geluidsopnames.

Drummuziek wordt in Koreaanse sjamanistische 
praktijken gebruikt om geesten op te roepen. De ritmes 
en vibraties kunnen een luisteraar desoriënteren of 
zelfs duizelig maken, wat leidde tot de omschrijving 
‘spookmuziek’. Elk geluid wordt geassocieerd met een 
specifiek natuurfenomeen, zoals verschillende weertypen. 
De omvang van de trommel bepaalt de toonhoogte van de 
klank: een lagere pitch kan wolken of regen voorstellen, 
een hogere pitch eerder donder of wind. Verschillende 
klanken en ritmes roepen specifieke natuurfenomenen en 
verschillende typen geesten op.

Blue Moon vertelt het verhaal van de 
weerspiegeling van de maan op een wateroppervlak. In dit 
verhaal is het weerspiegelde beeld van de maan zo mooi 
dat mensen deze proberen vast te pakken, waardoor het 
water gaat rimpelen en de weerspiegeling verdwijnt. Het 
water wordt geleidelijk weer vlak en de maan verschijnt 
weer. Deze cyclus herhaalt zich steeds opnieuw. De maan 
wordt in de performance weergegeven met een traag, diep 
drumritme, en het klotsende water met snelle ritmes van 
een hoog-gestemde drum. Jae Pil Eun gebruikt geluid om 
de geest en vitaliteit van wezens en levenloze objecten op 
te roepen. Blue Moon bevraagt de dualiteiten van natuur en 
cultuur, het menselijke en niet-menselijke, terwijl hij tegelijk 
interactie zoekt met Aziatische theatrale verteltradities om te 
onderzoeken hoe sculpturale objecten in een performatieve 
setting kunnen fungeren.

Jae Pil Eun, (detail) Blue Moon, 2022. 
Performance en installatie met keramische 
drums. Met dank aan de kunstenaar.
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drums met zijn grootmoeder in zijn achterhoofd heeft 
Jae Pil Eun deze Koreaanse tradities gedocumenteerd en 
doen herleven in zijn installatie Blue Moon, bestaande uit 
keramische trommels, performance en geluidsopnames.

Drummuziek wordt in Koreaanse sjamanistische 
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specifiek natuurfenomeen, zoals verschillende weertypen. 
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klanken en ritmes roepen specifieke natuurfenomenen en 
verschillende typen geesten op.

Blue Moon vertelt het verhaal van de 
weerspiegeling van de maan op een wateroppervlak. In dit 
verhaal is het weerspiegelde beeld van de maan zo mooi 
dat mensen deze proberen vast te pakken, waardoor het 
water gaat rimpelen en de weerspiegeling verdwijnt. Het 
water wordt geleidelijk weer vlak en de maan verschijnt 
weer. Deze cyclus herhaalt zich steeds opnieuw. De maan 
wordt in de performance weergegeven met een traag, diep 
drumritme, en het klotsende water met snelle ritmes van 
een hoog-gestemde drum. Jae Pil Eun gebruikt geluid om 
de geest en vitaliteit van wezens en levenloze objecten op 
te roepen. Blue Moon bevraagt de dualiteiten van natuur en 
cultuur, het menselijke en niet-menselijke, terwijl hij tegelijk 
interactie zoekt met Aziatische theatrale verteltradities om te 
onderzoeken hoe sculpturale objecten in een performatieve 
setting kunnen fungeren.

Jae Pil Eun, (detail) Blue Moon, 2022. Perfor-
mance en installatie met keramische drums. 
Met dank aan de kunstenaar.

Jae Pil Eun, (detail) Blue Moon, 2022. Perfor-
mance en installatie met keramische drums. 
Met dank aan de kunstenaar.
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MOULTS

Eric Giraudet de Boudemange werkt met mixed-media-
collages die reflecteren op worstelingen rond culturele 
identiteit in een mondiale context. Zijn artistieke projecten 
zoeken hun weg in een woud van referenties, van popcultuur 
tot onderzoek naar folklore, en maken gebruik van op 
locatie verzameld materiaal. Dit resulteert in een speelse 
beeldtaal die doordrongen is van zwarte humor. Folklorische 
werkwijzen en samenwerking met lokale genezers zijn vaak 
de sleutel tot zijn verkenningen van economische en culturele 
machtsverhoudingen.

ERIC GIRAUDET DE BOUDEMANGE

Moults is een serie van drie mixed-
media-vloersculpturen die onderdeel zijn van een 
onderzoeksproject naar mythes rond wolven en de 
volksverhalen rondom de terugkeer van het dier in de 
Franse Alpen in de vroege jaren 2000. Terwijl ecologen de 
wolven wilden beschermen om biodiversiteit te vergroten, 
ondernamen lokale herders actie tegen de wolven om 
hun kuddes te beschermen. Dit leidde tot grote politieke 
spanningen in lokale gemeenschappen, en ook tot een 
groeiende populariteit van op wolven gebaseerde fictieve 
verhalen die niet alleen geworteld zijn in oude mythen, maar 
ook in popcultuur.

De titel Moults verwijst naar het vernieuwen 
van huid of veren bij dieren. Het werk is gebaseerd op 
Saint Véran, een volksverhaal over drie weerwolven die bij 
het vallen van de nacht van gedaante veranderen en hun 
menselijke huid dan in een pot verbergen. Op een nacht 

2019
Mixed-media-sculpturen.
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ontdekt de verloofde van een van de weerwolven deze 
mens-huiden en brengt ze naar de dorpelingen, die de 
huiden uit angst verbranden. Men zegt dat de wanhopige 
beesten sindsdien in de bergen rondspoken, smachtend 
naar bloed en liefde.

De drie beelden waaruit Moults bestaat, zijn 
schijnbaar achteloos op de vloer geplaatst. Ze zijn menselijk 
van vorm, met siliconen huiden die aan armen, benen 
en een hoofd doen denken. Ze zijn omhuld met vachten 
en vilten dekens waarop visuele popcultuur-referenties 
zijn aangebracht, evenals kleurrijke psychedelische en 
absurdistische thema’s. Centraal in het werk staat het begrip 
gedaanteverandering of metamorfose, wat op meerdere 
niveaus geassocieerd kan worden met de figuur van de 
wolf – inclusief de beeldspraak van een bedrieglijke wolf in 
schaapskleren. Deze antropomorfische eigenschap van de 
beelden wordt versterkt door de siliconen lichaamsdelen 
op de gevilte fleece-stoffen. De schapenvachten zijn 
geproduceerd met hulp van een lokaal ambachtspersoon 
in de Franse Alpen, waardoor een verbinding gesmeed 
wordt tussen de gebruikte materialen en de lokale verhalen 
waarop ze betrekking hebben. Giraudet de Boudemanges 
Moults presenteert de materiële overblijfselen van 
eeuwenoude mythes, maar tegelijk hebben deze objecten 
een hedendaagse esthetiek en zouden ze als fetisjistische of 
rituele accessoires gedragen kunnen worden.

Het werk is exemplarisch voor de manier waarop 
Giraudet de Boudemange lokale tradities en meervoudige 
perspectieven op territorium en landschap in kaart brengt. 
Zijn gehechtheid aan platteland en landbouw is geworteld in 
zijn familiegeschiedenis: Boudemange is ook de naam van 
de boerderij in Midden-Frankrijk waar zijn familie nog steeds 
graan verbouwt. Deze erfelijke verbinding met het landschap 
sijpelt door in zijn kunstenaarspraktijk, waarin hij folklore 
kanaliseert in samenwerkingen met lokale gemeenschappen 
en zich bezighoudt met kwesties van persoonlijke identiteit 
en territorium.

Eric Giraudet de Boudemange, (detail) 
Moults, 2019. Mixed-media-sculptuur. Met 
dank aan de kunstenaar.
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ontdekt de verloofde van een van de weerwolven deze 
mens-huiden en brengt ze naar de dorpelingen, die de 
huiden uit angst verbranden. Men zegt dat de wanhopige 
beesten sindsdien in de bergen rondspoken, smachtend 
naar bloed en liefde.

De drie beelden waaruit Moults bestaat, zijn 
schijnbaar achteloos op de vloer geplaatst. Ze zijn menselijk 
van vorm, met siliconen huiden die aan armen, benen 
en een hoofd doen denken. Ze zijn omhuld met vachten 
en vilten dekens waarop visuele popcultuur-referenties 
zijn aangebracht, evenals kleurrijke psychedelische en 
absurdistische thema’s. Centraal in het werk staat het begrip 
gedaanteverandering of metamorfose, wat op meerdere 
niveaus geassocieerd kan worden met de figuur van de 
wolf – inclusief de beeldspraak van een bedrieglijke wolf in 
schaapskleren. Deze antropomorfische eigenschap van de 
beelden wordt versterkt door de siliconen lichaamsdelen 
op de gevilte fleece-stoffen. De schapenvachten zijn 
geproduceerd met hulp van een lokaal ambachtspersoon 
in de Franse Alpen, waardoor een verbinding gesmeed 
wordt tussen de gebruikte materialen en de lokale verhalen 
waarop ze betrekking hebben. Giraudet de Boudemanges 
Moults presenteert de materiële overblijfselen van 
eeuwenoude mythes, maar tegelijk hebben deze objecten 
een hedendaagse esthetiek en zouden ze als fetisjistische of 
rituele accessoires gedragen kunnen worden.

Het werk is exemplarisch voor de manier waarop 
Giraudet de Boudemange lokale tradities en meervoudige 
perspectieven op territorium en landschap in kaart brengt. 
Zijn gehechtheid aan platteland en landbouw is geworteld in 
zijn familiegeschiedenis: Boudemange is ook de naam van 
de boerderij in Midden-Frankrijk waar zijn familie nog steeds 
graan verbouwt. Deze erfelijke verbinding met het landschap 
sijpelt door in zijn kunstenaarspraktijk, waarin hij folklore 
kanaliseert in samenwerkingen met lokale gemeenschappen 
en zich bezighoudt met kwesties van persoonlijke identiteit 
en territorium.

Eric Giraudet de Boudemange, (detail) 
Moults, 2019. Mixed media sculptuur. Met 
dank aan de kunstenaar.

Eric Giraudet de Boudemange, (detail) 
Moults, 2019. Mixed media sculptuur. Met 
dank aan de kunstenaar.
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THIEVES

Laurids Gallée werkt op het snijvlak van kunst en vormgeving. 
Zijn motivatie voor het ontwerpen van objecten komt niet 
voort uit ideeën over functionaliteit, maar uit zijn interesse in 
de hedendaagse toepassing van materialen en technieken met 
historische wortels in de toegepaste kunsten. Gallée benadrukt de 
fysieke eigenschappen van het designobject en vindt daarbij vaak 
inspiratie in Oostenrijkse volksverhalen.

LAURIDS GALLÉE

Met Thieves zoekt ontwerper Laurids 
Gallée niet alleen materiële grenzen op, maar ook de 
scheidslijnen tussen functioneel ontwerp en figuratieve 
sculpturen. Gallées praktijk neemt de vorm aan van 
een hedendaagse reflectie op de geschiedenis van de 
toegepaste kunsten via zijn gebruik en herinterpretatie van 
een traditioneel Oostenrijks ambacht: handbeschilderd 
folkloristisch meubilair.

Het getoonde werk is een vrijstaand meubel 
met daarop het beeld van een vlucht witte vogels, alsof 
deze waren vastgelegd in een snapshot van een sprookje. 
Alle andere aspecten van het verhaal – waar de vogels 
vandaan komen, waarvan ze vluchten en waar ze naartoe 
gaan – zijn aan de kijker om in te vullen. De afgebeelde 
vogels gebruiken hun snavel om verscheidene objecten 
mee te dragen. Dat sommige van deze objecten door de 
mens zijn gemaakt, terwijl er ook bloemen te zien zijn, 

2021
Vrijstaand meubel.
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verwijst mogelijk naar raakvlakken tussen de menselijke 
en de niet-menselijke natuurlijke wereld. De dynamiek 
van de visuele vorm suggereert dat de vogels elk moment 
zouden kunnen wegvliegen om aan de beperkingen van 
het massieve hout te ontsnappen. Dit is geen object met 
een decoratieve illustratie; het silhouet van het object is 
juist een integraal onderdeel van de illustratie.

Gallées huidige praktijk wordt beïnvloed 
door het traditionele ambacht van marqueterie: 
inlegwerk in een houten oppervlak dat een patroon of 
ontwerp vormt. Deze techniek wordt al lang gebruikt om 
reliëfloze, decoratieve patronen op kasten en zitmeubilair 
aan te brengen. De kunstenaar raakte geïnspireerd 
om marqueterie te gebruiken door de bemalte 
Bauernmöbel: traditioneel Oostenrijks handbeschilderd 
folkloristisch meubilair die hij goed kende uit het huis 
van zijn grootouders. Hoewel hij met deze meubelstijl is 
opgegroeid, begon hij de techniek pas recent in zijn eigen 
meubelontwerpen toe te passen.

Voor projecten als Thieves begint Gallée 
met het maken van schetsen en motieven op een iPad. 
Deze combineert en overlapt hij vervolgens vrijelijk tot 
een scala aan collages. Uit de digitale afbeeldingen 
maakt hij een selectie, waarvan hij de silhouetten met 
gebruik van een lasersnijder in massief hout uitzaagt 
en deze met de hand beschildert met verschillende 
soorten verf en pigmenten. De lasergesneden omtrekken 
fungeren als demarcaties tussen de gefineerde 
en gekleurde oppervlakken. Dit resulteert in een 
hedendaagse benadering van traditionele marqueterie 
door de kunstenaar zelf. Deze zelf ontwikkelde en 
arbeidsintensieve techniek is exemplarisch voor Gallées 
verkenning van de mogelijkheden van hedendaagse 
productietechnieken, en voor de doorlopende 
ontwikkeling en evolutie van zijn ambachtswerk. 

De levendige en kleurrijke bemalte 
Bauernmöbel waarop Thieves geïnspireerd is, bevatten 

meestal bijbelse iconografie. Gallées objecten 
worden daarentegen gedomineerd door natuurlijke 
fenomenen. Zijn beelden van flora en fauna worden 
altijd gepresenteerd in een bepaald soort ritmisch of zich 
herhalend patroon. Binnen de traditionele iconografie 
heeft elke vogel, slang of object een eigen allegorische 
betekenis, en draagt het visuele narratief als geheel een 
specifieke morele boodschap over. In het werk van Gallée 
verwijzen deze folkloristische invloeden speels naar de 
bijbelse allegorieën die het meubilair uit zijn verleden 
versieren – zonder ooit een vorm van dogmatische 
boodschap uit te dragen. In plaats daarvan blijft de 
toeschouwer achter met het gevoel een sprookje te 
hebben meegemaakt – iets dat je kunt voelen zonder dat 
het verteld wordt.

Laurids Gallée, (detail) Thieves, 2021. Vrijstaand 
meubel. Met dank aan de kunstenaar.
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verwijst mogelijk naar raakvlakken tussen de menselijke 
en de niet-menselijke natuurlijke wereld. De dynamiek 
van de visuele vorm suggereert dat de vogels elk moment 
zouden kunnen wegvliegen om aan de beperkingen van 
het massieve hout te ontsnappen. Dit is geen object met 
een decoratieve illustratie; het silhouet van het object is 
juist een integraal onderdeel van de illustratie.

Gallées huidige praktijk wordt beïnvloed 
door het traditionele ambacht van marqueterie: 
inlegwerk in een houten oppervlak dat een patroon of 
ontwerp vormt. Deze techniek wordt al lang gebruikt om 
reliëfloze, decoratieve patronen op kasten en zitmeubilair 
aan te brengen. De kunstenaar raakte geïnspireerd 
om marqueterie te gebruiken door de bemalte 
Bauernmöbel: traditioneel Oostenrijks handbeschilderd 
folkloristisch meubilair die hij goed kende uit het huis 
van zijn grootouders. Hoewel hij met deze meubelstijl is 
opgegroeid, begon hij de techniek pas recent in zijn eigen 
meubelontwerpen toe te passen.

Voor projecten als Thieves begint Gallée 
met het maken van schetsen en motieven op een iPad. 
Deze combineert en overlapt hij vervolgens vrijelijk tot 
een scala aan collages. Uit de digitale afbeeldingen 
maakt hij een selectie, waarvan hij de silhouetten met 
gebruik van een lasersnijder in massief hout uitzaagt 
en deze met de hand beschildert met verschillende 
soorten verf en pigmenten. De lasergesneden omtrekken 
fungeren als demarcaties tussen de gefineerde 
en gekleurde oppervlakken. Dit resulteert in een 
hedendaagse benadering van traditionele marqueterie 
door de kunstenaar zelf. Deze zelf ontwikkelde en 
arbeidsintensieve techniek is exemplarisch voor Gallées 
verkenning van de mogelijkheden van hedendaagse 
productietechnieken, en voor de doorlopende 
ontwikkeling en evolutie van zijn ambachtswerk. 

De levendige en kleurrijke bemalte 
Bauernmöbel waarop Thieves geïnspireerd is, bevatten 

meestal bijbelse iconografie. Gallées objecten 
worden daarentegen gedomineerd door natuurlijke 
fenomenen. Zijn beelden van flora en fauna worden 
altijd gepresenteerd in een bepaald soort ritmisch of zich 
herhalend patroon. Binnen de traditionele iconografie 
heeft elke vogel, slang of object een eigen allegorische 
betekenis, en draagt het visuele narratief als geheel een 
specifieke morele boodschap over. In het werk van Gallée 
verwijzen deze folkloristische invloeden speels naar de 
bijbelse allegorieën die het meubilair uit zijn verleden 
versieren – zonder ooit een vorm van dogmatische 
boodschap uit te dragen. In plaats daarvan blijft de 
toeschouwer achter met het gevoel een sprookje te 
hebben meegemaakt – iets dat je kunt voelen zonder dat 
het verteld wordt.

Laurids Gallée, (detail) Thieves, 2021. Vrijstaand 
meubel. Met dank aan de kunstenaar.
Laurids Gallée, (detail) Thieves, 2021. Vrijstaand 
meubel. Met dank aan de kunstenaar.
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MESSENGERS OF THE SUN

Antonio Jose Guzman verdiept zich in audiovisuele storytelling 
door middel van multidisciplinaire textielinstallaties, 
experimentele rituelen en performances, naast andere 
projecten gerelateerd aan genetica, dekolonisatie, postkoloniale 
geschiedenis en de Afrikaanse diaspora. In zijn pan-Afrikaanse 
werk verkent Guzman de relatie tussen de geschiedenissen 
van het animisme, indigoverfstoffen, textiel en sociaal-
culturele identiteit, om migratie aan de orde te stellen en 
de mechanismen van macht en geweld te onderzoeken die 
gepaard gaan met de voortdurende confrontaties tussen 
verschillende belevingswerelden.
 
Iva Jankovic transformeert ideeën tot performancewerken, 
installaties en unieke kledingstukken. Haar duurzame werk 
versmelt haar achtergrond in traditionele beeldende kunst 
met ambachtelijkheid, en dient als een platform voor artistiek 
onderzoek naar het gebruik van patronen en symbolen over de 
hele wereld. Door interculturele symbolen te deconstrueren 
en deze naar een lokale omgeving te brengen, pleit ze voor 
duurzaamheid als een weg naar dekolonisatie.

ANTONIO JOSE GUZMAN & IVA JANKOVIC

Messengers of the Sun maakt deel uit van de 
Electric Dub Station Series, een doorlopende samenwerking 
tussen multidisciplinaire kunstenaars Antonio Jose 
Guzman en Iva Jankovic. Hun onderzoeksprojecten 
omvatten indigotextiel, fotografie, video, soundscapes en 
performances die ingaan op hoe immigratie en diaspora 
de wereld van vandaag hebben gestructureerd. Via een 
verkenning van mondiale geschiedenissen van rituelen, 
animisme en een variatie aan sociaal-culturele identiteiten, 
bevragen en confronteren ze mechanismen van macht 
en geweld. Voor het Stedelijk Museum Amsterdam 
vervolgden Guzman en Jankovic hun serie met een 
nieuwe textielinstallatie en performances die een licht 
schijnen op de heilige, voorouderlijke krachten die met de 
transatlantische handel meereisden.

Messengers of the Sun omvat publieke 
performances op verschillende locaties in het museum 

2022
Performance en installatie met patchwork van biologisch Indigo Ajrakh-blok-
drukken.
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en een textielinstallatie, die te zien is in een van de 
tentoonstellingsruimtes. Het project verkent hiermee 
meerdere lagen van Black Atlantic-interacties – een 
overkoepelende ervaring die niet specifiek Afrikaans, 
Amerikaans, Caribisch of Brits is. De publieke 
performances nemen de vorm aan van Afrofuturistische, 
ceremoniële processies, gedomineerd door muziek en 
dans die verwijzen naar een fictief verhaal waarin de 
verloren kinderen van de profeet Sun Ra ‘boodschappers 
van de zon’ zijn. Ze leven in het melkwegstelsel Sirius-B, 
waarheen voorouders van de Afrikaanse diaspora 
emigreerden ten tijde van vernietigingen in de Sub-
Saharische regio. Maandelijkse zuiveringsrituelen worden 
buiten het publieke zicht uitgevoerd om de voorouderlijke 
spoken en hedendaagse geesten die ze oproepen te eren. 
Hoewel bescheiden, meditatief en onaangekondigd, zijn 
deze kleinschalige rituelen net zo belangrijk als de publieke 
processies.

Toeschouwers zien bij het binnengaan van 
de tentoonstellingsruimte monumentale banieren en 
een Afrimono, een referentie naar de kimono-achtige 
kledingstukken die tijdens de performances gedragen 
worden. De stoffen zijn gemaakt met een Indiase 
Ajrakh-blokdruktechniek en gestikt met Japans Boro-
stiksel. De abstracte, geborduurde geschriften op het 
textiel zijn geïnspireerd door gris-gris, kleine talisman-
achtige amuletten of bedeltjes. Ze vinden hun oorsprong 
in West-Afrikaanse islamitische tradities en worden 
voornamelijk gebruikt door de Fulani-bevolking. 
In moslimgemeenschappen gebruiken tekenaars, 
blokdrukkers en houtbewerkers geen figuratieve elementen 
zoals gezichten of ogen om afgoderij te vermijden. Dit 
leidde tot de ontwikkeling van gebloemde en geometrische 
ontwerpen. Messengers of the Sun is een verdere 
abstractie van deze figuren, die gelezen zou kunnen worden 
als een nieuw ontwikkeld abstract alfabet. 

Gebruikers van gris-gris geloven dat deze 
objecten de kracht hebben om de ziel te zuiveren en 

de drager te beschermen tegen kwade geesten. Onder 
koloniaal bewind werden ze naar het Amerikaanse 
continent gebracht door tot slaaf gemaakte Afrikaanse 
mensen, die de objecten gebruikten om er kracht aan te 
ontlenen hen van een veilige tocht over de Atlantische 
Oceaan te verzekeren. Dit leidde tot de introductie van de 
gris-gris in de zuidelijke Verenigde Staten, waar ze tot op 
de dag van vandaag nog voorkomen in bijvoorbeeld New 
Orleans. Nu, eeuwen nadat de Europese kolonisatoren en 
de kerk hun gebruik verboden, bieden Guzman en Jankovic 
ruimte voor het oproepen van de positieve magische 
krachten van deze talismannen, en de introductie in de 
museumruimte van het Afro-Yorubaanse en Fulani-geloof 
in de beschermende krachten van heilige rituelen.

Antonio Jose Guzman & Iva Jankovic, (detail) 
Messengers of the Sun, 2022. Performance en 
installatie met patchwork van indigo-gekleurde 
Ajrakh-blokdrukken. Met dank aan de kunste-
naars.
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en een textielinstallatie, die te zien is in een van de 
tentoonstellingsruimtes. Het project verkent hiermee 
meerdere lagen van Black Atlantic-interacties – een 
overkoepelende ervaring die niet specifiek Afrikaans, 
Amerikaans, Caribisch of Brits is. De publieke 
performances nemen de vorm aan van Afrofuturistische, 
ceremoniële processies, gedomineerd door muziek en 
dans die verwijzen naar een fictief verhaal waarin de 
verloren kinderen van de profeet Sun Ra ‘boodschappers 
van de zon’ zijn. Ze leven in het melkwegstelsel Sirius-B, 
waarheen voorouders van de Afrikaanse diaspora 
emigreerden ten tijde van vernietigingen in de Sub-
Saharische regio. Maandelijkse zuiveringsrituelen worden 
buiten het publieke zicht uitgevoerd om de voorouderlijke 
spoken en hedendaagse geesten die ze oproepen te eren. 
Hoewel bescheiden, meditatief en onaangekondigd, zijn 
deze kleinschalige rituelen net zo belangrijk als de publieke 
processies.

Toeschouwers zien bij het binnengaan van 
de tentoonstellingsruimte monumentale banieren en 
een Afrimono, een referentie naar de kimono-achtige 
kledingstukken die tijdens de performances gedragen 
worden. De stoffen zijn gemaakt met een Indiase 
Ajrakh-blokdruktechniek en gestikt met Japans Boro-
stiksel. De abstracte, geborduurde geschriften op het 
textiel zijn geïnspireerd door gris-gris, kleine talisman-
achtige amuletten of bedeltjes. Ze vinden hun oorsprong 
in West-Afrikaanse islamitische tradities en worden 
voornamelijk gebruikt door de Fulani-bevolking. 
In moslimgemeenschappen gebruiken tekenaars, 
blokdrukkers en houtbewerkers geen figuratieve elementen 
zoals gezichten of ogen om afgoderij te vermijden. Dit 
leidde tot de ontwikkeling van gebloemde en geometrische 
ontwerpen. Messengers of the Sun is een verdere 
abstractie van deze figuren, die gelezen zou kunnen worden 
als een nieuw ontwikkeld abstract alfabet. 

Gebruikers van gris-gris geloven dat deze 
objecten de kracht hebben om de ziel te zuiveren en 

de drager te beschermen tegen kwade geesten. Onder 
koloniaal bewind werden ze naar het Amerikaanse 
continent gebracht door tot slaaf gemaakte Afrikaanse 
mensen, die de objecten gebruikten om er kracht aan te 
ontlenen hen van een veilige tocht over de Atlantische 
Oceaan te verzekeren. Dit leidde tot de introductie van de 
gris-gris in de zuidelijke Verenigde Staten, waar ze tot op 
de dag van vandaag nog voorkomen in bijvoorbeeld New 
Orleans. Nu, eeuwen nadat de Europese kolonisatoren en 
de kerk hun gebruik verboden, bieden Guzman en Jankovic 
ruimte voor het oproepen van de positieve magische 
krachten van deze talismannen, en de introductie in de 
museumruimte van het Afro-Yorubaanse en Fulani-geloof 
in de beschermende krachten van heilige rituelen.

Antonio Jose Guzman & Iva Jankovic, (detail) 
Messengers of the Sun, 2022. Performance en 
installatie met patchwork van indigo-gekleurde 
Ajrakh blokdrukken. Met dank aan de kunste-
naars.

Antonio Jose Guzman & Iva Jankovic, (detail) 
Messengers of the Sun, 2022. Performance en 
installatie met patchwork van indigo-gekleurde 
Ajrakh blokdrukken. Met dank aan de kunste-
naars.
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LUCK

Beeldend kunstenaar Seán Hannan werkt met een breed scala 
aan media: hij maakt tekeningen, videowerken, schilderijen 
en objecten, gedreven door een nieuwsgierigheid naar het 
onzichtbare en mysterieuze. Rondzwervend in de domeinen 
van hackers, politieke influencers en onruststokers, op zoek 
naar gelekte documenten en complottheorieën die dienen 
als bronmateriaal voor zijn projecten, onderzoekt Hannan 
alternatieve, speculatieve informatie en hoe deze ons emotionele 
welzijn kan beïnvloeden.

SEÁN HANNAN

LUCK (2022) is een film en installatie over 
een vervloekt ei met gebruik van piseógs, een oude 
vorm van Ierse volksmagie. Tegenwoordig worden 
piseógs vooral geassocieerd met onschuldige bijgelovige 
gebruiken, zoals je sokken binnenstebuiten keren als je 
verdwaald bent om de weg naar huis te kunnen vinden, 
of de achterdeur opendoen als er op de voordeur geklopt 
wordt om de fairies door te laten. Piseógs hebben 
echter een meer duistere geschiedenis, met specifieke 
soorten vloeken en bezweringen die een ander persoon 
schade kunnen toebrengen of van geluk beroven. Voor 
deze krachtige magie ademen beoefenaars meestal hun 
bedoelingen in een object dat ooit leefde, of leven voort 
kon brengen. Vaak is dat object een ei.

Seán Hannan reisde naar Ierland om aan LUCK 
te werken met Tara Tine, een zangeres, verhalenverteller 
en beoefenaar van Ierse magie, met kennis over het 

2022
Film en installatie met een vervloekt ei.
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uitvoeren van piseógs. Samen ontwierpen ze een piseóg 
speciaal voor het Stedelijk Museum Amsterdam. De 
vloek is nu ondergebracht in een ei dat te zien is in de 
tentoonstellingsruimte. Nadat hij het ei met zorg in 
een speciale transportbox van Ierland naar Nederland 
vervoerde, plaatste de kunstenaar het in het museum. De 
details van de piseóg die het herbergt blijven verborgen.

Essentieel voor dit werk is dat deze vloek niet 
als een drager van kwade bedoelingen neergezet wordt, 
maar als een poëtische interventie. De Ierse traditie van 
piseógs veronderstelt dat een bezwering gebruikt kan 
worden om een specifieke persoon of plaats van geluk 
te beroven. De piseóg voor het Stedelijk Museum is 
ontworpen om alleen uit te komen als het ei waarin de 
vloek zich bevindt zou breken. Het doel van de piseóg 
is een zekere natuurlijke balans te herstellen: als het ei 
breekt, dan worden geluk en welvaart van het Stedelijk 
overgedragen aan diegenen in de kunst die het harder 
nodig hebben.

Hoewel de installatie vergezeld wordt van 
een film die verslag doet van Hannan’s reis voor dit 
project, vormt het ei zelf het zwaartepunt van dit werk. 
Dit etherische object overstijgt zijn alledaagse karakter 
door te transformeren tot de drager van een eeuwenoude, 
uitstervende traditie. In de video-component van het werk 
documenteert Hannan het creatieproces van de piseógs, 
en verbreedt hij de Ierse traditie van orale geschiedenis 
en andere vormen van kennisuitwisseling waarbij het 
geschreven woord geen rol speelt.

Seán Hannan, (detail) LUCK, 2022. Film en in-
stallatie met een vervloekt ei. Met dank aan de 
kunstenaar.
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30”N 45”E, PLOTS AND 
UNWRITTEN SPLINTERS

Saskia Noor van Imhoff maakt installaties, sculpturen en 
fotografische werken die het idee van het unieke of originele 
kunstwerk in twijfel trekken. Ze beschouwt haar proces als het 
markeren van een moment in de tijd, een tijdelijke combinatie 
van materialen en omstandigheden die onvermijdelijk verdere 
transformaties zal ondergaan. Saskia Noor van Imhoff gebruikt 
materialen die geassocieerd worden met hedendaagse 
architecturale ruimtes zoals plexiglas en neonverlichting, en 
combineert deze met gevonden materialen.

SASKIA NOOR VAN IMHOFF

Het oeuvre van Saskia Noor van Imhoff 
onderzoekt systemen, hiërarchische structuren en 
denkbeelden over verzamelen. Ze gaat in op de 
overwegingen die ten grondslag liggen aan de vraag 
wat we voor de toekomst bewaren en wat we afstoten. 
Zo bevraagt ze het idee van een verzameling als 
kennissysteem en een mechanisme dat selecteert, 
differentieert en classificeert. Ze benadert deze 
structuren met behulp van uiteenlopende media 
zoals fotografie, sculptuur en architectuur, die in haar 
installaties samensmelten tot een geheel. 30”N 45”E, 
Plots and Unwritten Splinters (2022) is een installatie 
van wandobjecten en een architectonische interventie - 
die door een muur is gebroken. Het werk is opgebouwd 
uit elementen afkomstig uit de moderne landbouw en 
een 19de eeuwse boerderij met het land eromheen, 
zoals verweerde houten gebintbalken, groeilampen en 
in onbruik geraakte gebruiksvoorwerpen. Van Imhoff 

2022
Mixed-media-installatie.
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analyseerde de materiële, geografische en ideologische 
herkomst van deze uiteenlopende objecten.

In haar onderzoek naar de oorsprong en 
gebruiksgeschiedenis van de verschillende materialen 
ontdekt en verkent Van Imhoff de relatie tussen het 
spontane en het geplande, het organische en het 
artificiële en tussen natuur en cultuur. Hiermee maakt 
ze inzichtelijk hoe materialen en objecten een bredere 
conceptuele herkomst hebben. Het dateren van materiaal 
is complexer dan het vaststellen van een enkel moment, 
en betekenis toekennen komt altijd voort uit subjectieve 
overwegingen met politieke implicaties en persoonlijke 
beweegredenen.

30”N 45”E, Plots and Unwritten Splinters 
onthult de sporen van de tijd en overblijfselen van 
menselijk handelen op een historische en landelijke 
plek. De visuele eigenschappen van deze overblijfselen 
zijn uitvergroot, vervormd of veredeld. In de 
tentoonstellingszaal is een wand doorgebroken waardoor 
de bakstenen structuur van het museumgebouw uit 1895 
bloot is gelegd. Het is een voorbeeld hoe in Van Imhoff’s 
artistieke werkmethode structuren worden ontmanteld 
rondom de presentatiewaarde van objecten. Cultivering 
en conservering hangen hiermee samen. Deze termen 
betekenen niet alleen bebouwen en behouden maar 
ook met zorg onderhouden, verfijnen, beschaven en tot 
ontwikkeling brengen. Kenmerken die nauw verbonden 
zijn met het openbare kunstmuseum dat haar oorsprong 
kent in de 19de eeuw en vanuit de overheid de taak 
toegewezen kreeg het volk culturele smaak en kennis bij 
te brengen.

Het werk wijst op het gegeven dat structuren 
en samenstellingen altijd van tijdelijke aard zijn. Van 
Imhoff creëert een spanningsveld door elementen 
uit een monumentaal pand en diens omgeving te 
herorganiseren. Hiermee plaatst ze de onderdelen in een 
nieuwe constellatie waardoor ze een andere betekenis 

krijgen: context en kennis spelen een essentiële rol bij de 
perceptie en waardering van een object. Tegelijkertijd is 
de huidige presentatievorm wederom slechts een tijdelijke 
samenstelling die op termijn weer overgaat in een nieuwe 
vorm van samenhang.

De installatie zou kunnen worden gedefinieerd 
als een ‘organische collectie’, een soort ecosysteem 
verwijzend naar het geheel van, en wisselwerking tussen 
materie, water, atmosfeer en planten. Hier spelen zowel 
levende als niet-levende componenten een rol die 
processen van vormen, kweken, bewerken en veredelen 
ondergaan. Elk element belichaamt het verstrijken van tijd 
en transformatie, en wordt daarmee een voorbeeld van 
vergankelijkheid.

Saskia Noor van Imhoff, (detail, in ontwikkeling) 
30”N 45”E,Plots and Unwritten Splinters, 2022. 
Mixed-media-installatie. Met dank aan de 
kunstenaar.
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IN MIJN VADERS HUIS

Het werk van Iris Kensmil bestaat uit schilderijen, tekeningen en 
installaties. Ze werkt vanuit haar eigen levenservaring en vanuit 
een Zwart-feministisch perspectief op geschiedenis, met een 
focus op de verworvenheden van een postkoloniale toekomst, 
die al lang begonnen is. Haar kritische houding strekt zich ook 
uit tot representatiestijlen, met een gevoeligheid voor hoe de 
complexiteit van het leven wordt gearchiveerd in de kunst.

IRIS KENSMIL

De titel In Mijn Vaders Huis1 heeft Iris Kensmil 
gekozen als hommage aan het boek van Anil Ramdas. 
Haar huis biedt een persoonlijke interpretatie van de 
dilemma’s die in zijn bundel aan de orde gesteld zijn. Voor 
deze installatie werkt Iris Kensmil vanuit onder andere 
de herinneringen aan haar kindertijd in Suriname, waar 
diverse geloven en winti-rituelen2 en taboes deel waren 
van haar familietraditie. Vanuit haar Zwart-feministische 
perspectief vertaalt ze de rol van herinnering en ritueel 

1	 De titel In Mijn Vaders Huis, heeft Iris Kensmil gekozen als hom-
mage aan de tv-serie In mijn vaders huis van Anil Ramdas, waarin hij in 
1993-1994 het dilemma tussen universalistische vooruitgang en lokale ge-
bondenheid aankaartte. Met deze titel refereerde Ramdas op zijn beurt aan 
het werk van Kwame Anthony Appiah, die weer naar een christelijke gospel 
verwees.

2	 Meer weten over bijv. winti-geloof van Surinaamse Nederlanders: 
luister naar de The Black Archives, Podcast #4 - Winti en Muziek, 1 mei 2021: 
https://youtu.be/yqYyxTAunpQ

2021
Installatie met een huisje, schilderijen, tekening, boeken en diverse objecten. 

https://youtu.be/yqYyxTAunpQ
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in een beeldtaal die tevens ruimte schept voor allerlei 
referenties en verbindingen met andere thema’s in haar 
werk.

Iris Kensmil is bekend van haar werk over de 
actualiteit van strijders voor een toekomst voor en door 
Zwarte mensen; over strijd voor vrijheid en emancipatie 
uit slavernij, over gelijkheid en gelijkwaardigheid. Vanuit 
haar perspectief op de toekomst richt zij zich niet op het 
verleden, maar op wat haar protagonisten daarmee doen 
of deden. Door die keuzes creëren zij zelf hun identiteit en 
zijn zij voor ons van belang.

Daarnaast vormen ideeën rondom zuster- en 
broederschap een belangrijke lijn binnen het werk van 
Iris Kensmil. Iedereen herkent in haar werk de strijd voor 
vrijheid en gelijkheid, maar ook verwijst zij naar de ideeën 
van Marcus Garvey en andere voorvechters van Zwarte 
zelfbeschikking in afzondering. Dit thema staat voor de 
mogelijkheid voor Zwarte mensen om, met elkaar werkend 
aan de toekomst, een levensgevoel te delen op basis van 
gemeenschappelijke ervaring en tradities, om thuis te zijn 
in vaders huis. Dit is niet omdat iemands identiteit in een 
gedeeld verleden zou liggen, of omdat projecties uit een 
ver verleden hun ware aard tonen, maar omdat zonder 
gezamenlijkheid en wederzijdse erkenning de toekomst 
niet meer is dan een levenloze projectie van abstracte 
normen en plannen.

Winti en aanverwante stromingen kunnen in 
deze context bronnen vormen van gezamenlijkheid, van 
zuster- en broederschap, ook al kennen individuen er 
verschillende waarde voor de toekomst aan toe. Hoe Iris 
Kensmil in In Mijn Vaders Huis omgaat met haar ervaring 
en kennis van de betekenis van geloof in postkoloniaal 
Suriname is te begrijpen vanuit de ambiguïteit die dit 
onderwerp omringt. Zo is winti Surinaams, maar er 
leven vele verschillende winti-praktijken en geloven in 
de diverse Surinaamse gemeenschappen. Nog minder 
kunnen winti, voodoo of hindoeïstische bezweringen 

gereduceerd worden tot magie en animisme. Dat is alleen 
zo vanuit een christelijke of een eng-antropologische 
blik. Weliswaar hebben de benamingen van geesten, 
goden en rituelen een animistische oorsprong, maar het 
sociale wereldbeeld dat in het geloof beleefd en gedeeld 
wordt, verandert en moderniseert in de tijd mee met de 
specifieke lokaliteiten en omstandigheden. De droom van 
één magie voor iedereen is een illusie.

Met In Mijn Vaders Huis laat Iris Kensmil 
ervaren wat mensen met een achtergrond vergelijkbare 
met de hare samenbrengt: voor sommigen biedt de 
installatie een verdiepende herkenning, voor anderen een 
gevoel van een nieuwe verbinding.

Tekst met dank aan de kunstenaar.

Iris Kensmil, (detail) In Mijn Vaders Huis, 2022. 
Installatie met een huisje, schilderijen, tekening, 
boeken en diverse objecten. Met dank aan de 
kunstenaar en Ferdinand van Dieten Office.
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THE STRANGE FAMILIAR

Kunstenaar en fotograaf Sebastian Koudijzer visualiseert via zijn 
artistieke praktijk de verbinding met zijn Javaans-Surinaamse 
afkomst. Hij poogt verdwijnende tradities, waarden en spiritualiteit 
terug te brengen in zijn eigen realiteit door rituele praktijken te 
beoefenen, in de hoop zich zodoende opnieuw met zijn verleden 
te kunnen verbinden. Hoewel hij met verschillende media werkt, 
gebruikt Koudijzer momenteel fotografische beelden en tekst als 
instrumenten in zijn zoektocht naar het nostalgische gevoel dat 
wordt samengevat met de frase gotong royong, ofwel ‘samen de 
last dragen.’

SEBASTIAN KOUDIJZER

Kunstenaar en fotograaf Sebastian Koudijzer 
brengt de waarden en tradities van de Javaanse kant 
van zijn familie naar zijn huidige werkelijkheid. Als 
afstammeling van de Javaans-Surinaamse diaspora 
betrekt Koudijzer eeuwenoude Javaanse spirituele 
praktijken, zoals Kejawen, in zijn huidige artistieke 
onderzoek, als een voortzetting van zijn zoektocht 
naar zijn wortels en een gevoel van gemeenschap en 
thuishoren. Een uitkomst van dit onderzoek is een 
project getiteld The Strange Familiar, bestaande uit een 
installatie met onder andere gedrukte tekst en fotografie. 
Na zijn oorspronkelijke presentatie van dit onderzoek 
als afstudeerproject aan de Koninklijke Academie van 
Beeldende Kunsten in Den Haag, ontwikkelde Koudijzer 
The Strange Familiar tot zijn huidige vorm voor deze 
tentoonstelling in het Stedelijk Museum Amsterdam. 
Koudijzer beschouwt de camera als een werktuig voor 
verkenning, en gebruikt fotografie en tekst om zijn 

2022
Fotografie en tekst op wandbehang.
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onderzoek naar spiritualiteit en eeuwenoude rituelen te 
documenteren.

The Strange Familiar ontstond vanuit 
Koudijzers zoektocht naar de kris, een veelvoorkomend 
type dolk in Zuid-Aziatische landen, waaronder Indonesië 
en het Indonesische eiland Java. Er ontwikkelden zich 
een rijke spiritualiteit en mythologie rondom dit wapen 
en zijn rollen als een talisman met magische krachten, 
een heilig erfstuk, een ceremoniële accessoire en een 
teken van maatschappelijke status. Als kind was Koudijzer 
gefascineerd door de familiekris die in het huis van zijn 
grootouders aan de muur hing – hij voelde het object 
mysterie en levenskracht uitstralen. Jaren later raakte 
Koudijzer in gesprekken met zijn grootouders over het 
verleden steeds sterker geïnteresseerd in zijn afkomst en 
de Javaanse cultuur. Zijn grootvader wilde gefotografeerd 
worden in zijn traditionele batik kostuum, met de kris trots 
in zijn hand. Toen Koudijzer zijn grootvader daarna vroeg 
of hij de kris nogmaals mocht fotograferen, antwoordde 
zijn grootvader tot zijn verrassing dat hij het wapen had 
weggegooid – de christelijke kerkleider van Koudijzers 
opa had gezegd dat de kris mogelijk duistere krachten 
bezat, en daarom niet in het christelijke geloof paste. Deze 
gebeurtenis zette Koudijzer ertoe aan op zoek te gaan 
naar een kris, wat de start van dit project werd. 

Koudijzer gebruikt dit project om een 
achtergelaten erfgoed te herontdekken, hopend op een 
nieuwe connectie met zijn familieverleden. Dit leidde 
ertoe dat Koudijzer Javaanse spirituele praktijken 
genaamd kejawen begon te beoefenen, zoals afspreken 
met anderen voor meditatieve spirituele oefeningen en 
bezoek aan een dukun, een Javaanse genezer. Koudijzer 
bezit nu twee krissen die hem geschonken werden: de ene 
biedt hem overzicht en een focus op innerlijke vrede, de 
andere assertiviteit – deze gebruikt hij voornamelijk om 
zich te concentreren op externe productiviteit. Koudijzer 
brengt offers om de kris om spirituele begeleiding te 
vragen, op basis van zijn actuele situatie en behoeften. 

Deze rituelen brengen hem vrede en acceptatie over zijn 
afkomst.

The Strange Familiar transponeert het gevoel 
van vrede en voldoening, dat volgt op de uitvoering van 
deze zeer persoonlijke rituelen, tot een visuele vorm. 
Koudijzer vertelt diasporische verhalen opnieuw en 
voert eeuwenoude rituelen uit om de volgende generatie 
te inspireren zich in hun erfgoed te verdiepen, in een 
poging terug te claimen wat voorgaande generaties is 
afgenomen.

Sebastian Koudijzer, (detail) The Strange 
Familiar, 2022. Fotografie en tekst op 
wandbehang. Met dank aan de kunstenaar.
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gefascineerd door de familiekris die in het huis van zijn 
grootouders aan de muur hing – hij voelde het object 
mysterie en levenskracht uitstralen. Jaren later raakte 
Koudijzer in gesprekken met zijn grootouders over het 
verleden steeds sterker geïnteresseerd in zijn afkomst en 
de Javaanse cultuur. Zijn grootvader wilde gefotografeerd 
worden in zijn traditionele batik kostuum, met de kris trots 
in zijn hand. Toen Koudijzer zijn grootvader daarna vroeg 
of hij de kris nogmaals mocht fotograferen, antwoordde 
zijn grootvader tot zijn verrassing dat hij het wapen had 
weggegooid – de christelijke kerkleider van Koudijzers 
opa had gezegd dat de kris mogelijk duistere krachten 
bezat, en daarom niet in het christelijke geloof paste. Deze 
gebeurtenis zette Koudijzer ertoe aan op zoek te gaan 
naar een kris, wat de start van dit project werd. 

Koudijzer gebruikt dit project om een 
achtergelaten erfgoed te herontdekken, hopend op een 
nieuwe connectie met zijn familieverleden. Dit leidde 
ertoe dat Koudijzer Javaanse spirituele praktijken 
genaamd kejawen begon te beoefenen, zoals afspreken 
met anderen voor meditatieve spirituele oefeningen en 
bezoek aan een dukun, een Javaanse genezer. Koudijzer 
bezit nu twee krissen die hem geschonken werden: de ene 
biedt hem overzicht en een focus op innerlijke vrede, de 
andere assertiviteit – deze gebruikt hij voornamelijk om 
zich te concentreren op externe productiviteit. Koudijzer 
brengt offers om de kris om spirituele begeleiding te 
vragen, op basis van zijn actuele situatie en behoeften. 

Deze rituelen brengen hem vrede en acceptatie over zijn 
afkomst.

The Strange Familiar transponeert het gevoel 
van vrede en voldoening, dat volgt op de uitvoering van 
deze zeer persoonlijke rituelen, tot een visuele vorm. 
Koudijzer vertelt diasporische verhalen opnieuw en 
voert eeuwenoude rituelen uit om de volgende generatie 
te inspireren zich in hun erfgoed te verdiepen, in een 
poging terug te claimen wat voorgaande generaties is 
afgenomen.

Sebastian Koudijzer, (detail) The Strange 
Familiar, 2022. Fotografie en tekst op 
wandbehang. Met dank aan de kunstenaar.
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KENYALANG CIRCUS

Marcos Kueh is een textielontwerper met een achtergrond in 
grafisch ontwerp en reclame. In zijn praktijk refereert hij aan zijn 
voorouders, die hun wensen, dromen en mythen in hun stoffen 
vingen. Zijn huidige werk onderzoekt en speculeert over de 
betekenis van deze traditionele praktijken, en hoe ze eruit zien 
in een hedendaagse context. Op deze manier probeert Kueh 
het belang van postkoloniale onafhankelijkheid en de positie van 
geërfde waarden in het hedendaagse leven te begrijpen.

MARCOS KUEH

Kenyalang Circus (2022) belichaamt de 
zoektocht van Marcos Kueh – door de prisma’s van 
grafisch ontwerp en beeldende kunst – naar een kritische 
houding ten aanzien van de neoliberale fetisjisering 
van ‘iconen’ en het gebruik van visuele iconografie in 
reclame. Vanuit zijn wortels in het Maleisische deel van 
Borneo en de commodificatie van het eiland als ‘het 
onbekende, exotische Maleisië’ en ‘het land van de orang-
oetangs’, bevraagt Kueh de betekenis van postkoloniale 
onafhankelijkheid wanneer die gekenmerkt wordt door 
gedwongen rollenspel om aan Westerse verwachtingen 
te voldoen. De afhankelijkheid van het toerisme en de 
sporen van het koloniale verleden in Borneo’s neoliberale 
samenleving betekenen dat het eiland nu gevangen zit 
tussen enerzijds een radicale commercialisering van de 
lokale cultuur, en anderzijds een verlangen om traditionele 
gebruiken en waarden te behouden. Het werk van Kueh 
onderzoekt hoe deze tegenstellingen samenkomen 

2022
Textiele posters.
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in het tegenwoordige dagelijks leven, en benoemt de 
geïnternaliseerde exotisering van het eiland. In de context 
van het Stedelijk Museum Amsterdam fungeert zijn werk 
ook als een subtiele kritiek op de museumpraktijk en het 
maken van tentoonstellingen.

Kenyalang Circus (Maleis for ‘Neushoornvogel-
circus’) is een serie van acht geweven stoffen in de vorm 
van reclameposters. Deze tentoonstelling presenteert 
vijf objecten uit de serie. Kuehs geweven posters 
weerspiegelen een scherp contrast met hedendaagse 
advertentiemedia, die over het algemeen letterlijk of 
figuurlijk wegwerpbaar zijn. Beelden van mystieke 
wezens in verzadigde kleuren die de aandacht van de 
toeschouwer trekken, zijn in het textiel geweven, waar ze 
in de tijd bevroren zijn en tot in de eeuwigheid zichtbaar. 
Een nadere blik onthult ongerijmde details zoals emmers 
en vodden, en ook teksten die verwijzen naar armoede, 
onderdrukking en hebzucht.

Kueh, die een achtergrond heeft in grafisch 
ontwerp en reclame, reisde rond op Borneo om 
traditionele weeftechnieken te documenteren. Dit 
wakkerde in hem een verlangen aan om de beeldtalen 
van zijn geboorteland te begrijpen, en een sterke 
aantrekking tot de eigenschappen van de materialen 
waarmee ze worden overgebracht. Voor de komst van 
schildermaterialen legden de oorspronkelijke bewoners 
van Borneo hun mythes en verhalen vast in textiel. Kuehs 
praktijk speculeert erover hoe deze daad van mythe-
weven eruit zou zien in een hedendaagse context; voor 
welke verhalen nemen we de tijd om ze te vangen, en 
waarom?

Kenyalang Circus deconstrueert, ontwart en 
herbouwt de vele verweven lagen van Borneo’s perceptie 
van het zelf, in een poging om de verwachtingen van 
onderdrukkers en de geschiedenis die zij schreven te 
verstoren. Deze geweven diasporische verhalen stralen een 
emancipatoire kracht uit. In een wereld die door reclame 

gevormd wordt, is Kenyalang Circus een overpeinzing van 
eigenwaarde en authenticiteit, die balanceert tussen het 
traditionele en het hedendaagse.

Marcos Kueh, (detail) Kenyalang Circus, 2022. 
Textiele installatie. Met dank aan de kunste-
naar. Foto: Aaryan Sinha.
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DUTCH WIFE PART TWO

Aram Lees kunstenaarspraktijk bestaat uit performatieve 
gebeurtenissen, film en video-installaties, waarin ze gevonden 
materialen uit institutionele contexten herinterpreteert. Haar 
onderzoeksgedreven praktijk streeft ernaar om de rol en 
doeleinden van deze materialen te herplaatsen, bekritiseert 
diasporisch geheugenverlies, en laat onzuivere, buitenaardse of 
onware ficties los.

ARAM LEE

De sculpturale installatie van beeldend 
kunstenaar Aram Lee verkent de gelaagde geschiedenissen 
en verhalen rondom de guling, een cilindrisch kussen van 
ongeveer menselijke afmetingen. De guling heeft banden 
met het Nederlandse koloniale verleden in Indonesië (Britse 
handelaars gebruikten spottend de term ‘Dutch Wife ’), 
maar hoewel het een vertrouwd alledaags object is voor 
veel mensen in Zuidoost-Azië en de diaspora, is het in 
het westen tegenwoordig grotendeels onbekend. Lee is 
geïnteresseerd in de trans-geografische betekenissen van 
het ‘lichaam’ van het object en de mogelijkheden die het 
opent in de context van het hedendaagse kunstmuseum.

Tijdens het slapen worden de armen en 
benen om de guling heen gewikkeld, wat de slaper in 
een ontspannen positie houdt – zelfs degenen die ‘s 
nachts blijven woelen. Vandaar de naam guling, wat 
‘rollen’ betekent in het Indonesisch. Traditionele gulings 

2017—2022
Textiele installatie met guling.
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worden gemaakt van geperforeerd rotan of gevlochten 
bamboe, om een open structuur te verkrijgen die het bed 
in tropische klimaten koel en geventileerd houdt. Het 
is een object waarin dagelijkse gebruiken, traditionele 
en hedendaagse ambachten en historische, culturele 
verwijzingen samenvloeien.

Het spottend gebruik door Britse handelaars 
van de term ‘Dutch Wife’ voor de guling illustreert een 
problematisch verleden waarin Nederlandse kolonisten 
vrouwelijk gezelschap zochten gedurende lange periodes 
weg van huis: in de 17e eeuw stimuleerde de Nederlandse 
regering kolonisten in Indonesië (toen bekend als 
Nederlands-Indië) om met Inheemse vrouwen te trouwen, 
vanuit de gedachte dat deze vrouwen minder geneigd 
zouden zijn dan Europese vrouwen om hun echtgenoten 
te vragen de kolonie te verlaten. Wanneer de Nederlandse 
kolonisten geen concubines wilden nemen, werd de 
guling gebruikt als vervanging. Lee betrekt de guling 
in een proces van reappropriatie om een gestolen of 
ontheemd object weer op te eisen, met als doel koloniaal 
trauma te genezen. Als onderdeel van dit proces reisde 
Lee naar Indonesië om mondelinge verhalen over de 
guling te traceren en verzamelen, en de guling samen met 
ambachtspersonen uit het dorp Sumedang op West-Java 
opnieuw te creëren.

Met de sculpturale installatie Dutch Wife Part 
Two wordt Lee’s reis tastbaar gemaakt. Ze gebruikte een 
methode die bekend is als ‘blanketing ’. Daarbij positioneert 
ze de guling op zo’n manier dat hij omhelsd wordt door 
gebreide tubes. De stukken hebben zachte en uitnodigende 
eigenschappen, en het doorslaggevende gebaar van dit 
werk is dat van een zorgzame omhelzing. ‘To blanket ’ 
betekent meestal ‘bedekken’ of ‘verdoezelen’, maar staat 
hier voor het aanbieden van een omarmbare aanwezigheid 
en een mogelijkheid om zich open te stellen. De kaart 
die in het object is verweven is gebaseerd op historische 
landschapsschilderijen als De Rivier de Brantas bij Malang 
(c. 1890) door de Nederlandse kunstenaar Maurits E.H.R. 

van den Kerkhoff. Dit schilderij, gemaakt in Java, is nu 
onderdeel van de collectie van het Nationaal Museum 
van Wereldculturen en typisch voor het genre Mooi Indië, 
dat de natuur presenteert vanuit het perspectief van 
de kolonisator. Door nachtzicht op het schilderij toe te 
passen (een techniek om ‘s nachts beelden te detecteren), 
verbeeldt Lee het verborgen verhaal van een object. Het 
gebaar van omhelzing dat van de stoffen dekens uitgaat, 
ontregelt de kolonialistische draden die met de genealogie 
van de guling als object verweven zijn.

BIJDRAGE VAN DE KUNSTENAAR

De rol van een object kan een potentieel protocol zijn 
van dominante historische narratieven en de daarmee 
geassocieerde macht. Ik gebruik de daad van remediëring 
om nieuwe relaties te beginnen en te creëren in de unieke 
hegemonie van een koloniaal object door materiële realiteiten, 
geografische lichamen, plasticiteit en medialiteit. Objecten die 
worden behandeld als onderdrukte, onbekende of premoderne 
technologieën kunnen dan optreden als tussenpersoon, 
als nieuwe media om tijd weg te kanaliseren van de vooraf 
bepaalde toekomsten die erin besloten liggen.

Aram Lee, (detail) Dutch Wife Part Two, 
2017—2022. Textiele installatie met guling. 
Met dank aan de kunstenaar.
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die in het object is verweven is gebaseerd op historische 
landschapsschilderijen als De Rivier de Brantas bij Malang 
(c. 1890) door de Nederlandse kunstenaar Maurits E.H.R. 

van den Kerkhoff. Dit schilderij, gemaakt in Java, is nu 
onderdeel van de collectie van het Nationaal Museum 
van Wereldculturen en typisch voor het genre Mooi Indië, 
dat de natuur presenteert vanuit het perspectief van 
de kolonisator. Door nachtzicht op het schilderij toe te 
passen (een techniek om ‘s nachts beelden te detecteren), 
verbeeldt Lee het verborgen verhaal van een object. Het 
gebaar van omhelzing dat van de stoffen dekens uitgaat, 
ontregelt de kolonialistische draden die met de genealogie 
van de guling als object verweven zijn.

BIJDRAGE VAN DE KUNSTENAAR

De rol van een object kan een potentieel protocol zijn 
van dominante historische narratieven en de daarmee 
geassocieerde macht. Ik gebruik de daad van remediëring 
om nieuwe relaties te beginnen en te creëren in de unieke 
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- 2022. Textiele installatie met guling. Met 
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Aram Lee, (detail) Dutch Wife Part Two, 2017 
- 2022. Textiele installatie met guling. Met 
dank aan de kunstenaar.
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TALISMAGIC

Shani Leseman verkent de rol van magie in het dagelijks leven. De 
centrale thema’s in haar schilderijen, tekeningen en keramische 
sculpturen zijn hekserij, rituelen en het object als een drager van 
betekenis. Haar interesse in deze onderwerpen komt voort uit 
brua, een kernonderdeel van Antilliaanse folklore waarbij magie, 
spiritualiteit en ook alledaagse gebruiken en rituelen een rol 
spelen. Leseman past associatieve en intuïtieve strategieën toe 
om haar werk te creëren en doordrenkt de objecten die ze maakt 
met intentie.

SHANI LESEMAN

Shani Leseman verkent de rol van magie en 
bovennatuurlijke aanwezigheden. Haar werk draait om 
rituelen en hekserij, en schrijft aan objecten de rol van 
dragers van agency (zelfbeschikking) en betekenis toe. Door 
haar jeugd op Curaçao kwam Leseman in aanraking met 
het magische denken van brua, een Antilliaanse religie – 
vergelijkbaar met voodoo en winti – die een belangrijk deel 
vormt van de folklore in Curaçao. Dit heeft geleid tot een 
interesse in magie, rituelen en hekserij, die terug te vinden is 
in haar werk. De uitkomsten van haar associatieve, intuïtieve 
werkwijze nemen de vorm aan van schilderijen, tekeningen 
en keramieken objecten, die zijn geladen met specifieke 
intenties.

Momenteel probeert Leseman zich te scholen 
in en informeren over spirituele magie om deze volledig 
in haar kunst op te nemen en de twee praktijken te laten 
samenvloeien. Het implementeren van spirituele praktijken 

2022
Serie van honderd geglazuurde keramische objecten.
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in haar kunst stelt Leseman in staat om een beter begrip 
te krijgen van de visuele en performatieve aspecten van 
hekserij. Spirituele praktijken zoals brua manifesteren zich 
wereldwijd in een breed scala aan vormen met verschillende 
namen. Leseman gelooft dat ze allemaal verbonden zijn met 
dezelfde universele krachten of energieën.

Lesemans benadering van het samenstellen van 
haar kunstwerken doet denken aan de manier waarop een 
altaar wordt geconstrueerd: het is een intuïtief en complex 
proces dat niet vooraf kan worden gepland of in detail 
uitgetekend, en dat zwaar op symboliek leunt. Dit proces 
is van begin tot eind intuïtief, waarbij elke stap uitgevoerd 
wordt door actieve intentie, of zelfs meditatie, om een object 
te helpen zijn verlangde vorm te bereiken. Door zichzelf in een 
ontvankelijke staat te brengen, waarbij ze haar geest opent 
voor spirituele en niet-spirituele gedachten, slaagt Leseman 
erin beelden en ideeën te verwelkomen die met haar in 
contact proberen te komen, en om deze ideeën tot de creatie 
van een object te kanaliseren.

De manier waarop Talismagic, een serie van 
honderd keramische objecten, gepresenteerd wordt, 
weerspiegelt de uitstalling van milagros: de ex voto metalen 
figuren die in religieuze ceremonies gebruikt worden als 
uiting van dankbaarheid, bescherming tegen het kwade of 
preventie van onwenselijke gebeurtenissen. Vergelijkbare 
figuren zijn algemeen gebruikt in veel landen en tijdperken: 
in de mediterrane regio, middeleeuws Europa, Mexico, 
boeddhistisch Japan, het oude Griekenland, India en de 
Antillen. De objecten worden door mensen gedragen vanwege 
hun specifieke universele en persoonlijke betekenis. Leseman 
maakte haar sculpturale keramische talismannen, gebaseerd 
op deze metalen voorgangers, met een soortgelijke intentie. 
Bij het maken van de talismannen definieert de kunstenaar 
eerst van elk het doel of de bedoelde functie, om vervolgens 
in samenwerking met het object tot een vorm te komen. 
Samen vormen de objecten een overvloed aan vragen, hoop 
en wensen.

BIJDRAGE VAN DE KUNSTENAAR

EEN TALISMAN VOOR oneindige goddelijke liefde
EEN TALISMAN VOOR huiselijkheid, generositeit en ritueel
EEN TALISMAN VOOR vriendschap, troost en solidariteit
EEN TALISMAN VOOR snel geluk en voorspoed
EEN TALISMAN VOOR een bloeiende tuin
EEN TALISMAN VOOR het afweren van slechte energieën
EEN TALISMAN VOOR het beëindigen van ongewenste 
banden of connecties 
EEN TALISMAN VOOR de gelukkige mens
EEN TALISMAN VOOR verbinding tussen soorten, 
bescherming en loyaliteit
EEN TALISMAN VOOR ja kunnen zeggen als het nodig is, voor 
nee kunnen zeggen als het nodig is 

Shani Leseman, (detail) Talismagic, 2022. Serie 
van honderd geglazuurde keramische objecten. 
Met dank aan de kunstenaar. Foto: Trees Heil.
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in haar kunst stelt Leseman in staat om een beter begrip 
te krijgen van de visuele en performatieve aspecten van 
hekserij. Spirituele praktijken zoals brua manifesteren zich 
wereldwijd in een breed scala aan vormen met verschillende 
namen. Leseman gelooft dat ze allemaal verbonden zijn met 
dezelfde universele krachten of energieën.

Lesemans benadering van het samenstellen van 
haar kunstwerken doet denken aan de manier waarop een 
altaar wordt geconstrueerd: het is een intuïtief en complex 
proces dat niet vooraf kan worden gepland of in detail 
uitgetekend, en dat zwaar op symboliek leunt. Dit proces 
is van begin tot eind intuïtief, waarbij elke stap uitgevoerd 
wordt door actieve intentie, of zelfs meditatie, om een object 
te helpen zijn verlangde vorm te bereiken. Door zichzelf in een 
ontvankelijke staat te brengen, waarbij ze haar geest opent 
voor spirituele en niet-spirituele gedachten, slaagt Leseman 
erin beelden en ideeën te verwelkomen die met haar in 
contact proberen te komen, en om deze ideeën tot de creatie 
van een object te kanaliseren.

De manier waarop Talismagic, een serie van 
honderd keramische objecten, gepresenteerd wordt, 
weerspiegelt de uitstalling van milagros: de ex voto metalen 
figuren die in religieuze ceremonies gebruikt worden als 
uiting van dankbaarheid, bescherming tegen het kwade of 
preventie van onwenselijke gebeurtenissen. Vergelijkbare 
figuren zijn algemeen gebruikt in veel landen en tijdperken: 
in de mediterrane regio, middeleeuws Europa, Mexico, 
boeddhistisch Japan, het oude Griekenland, India en de 
Antillen. De objecten worden door mensen gedragen vanwege 
hun specifieke universele en persoonlijke betekenis. Leseman 
maakte haar sculpturale keramische talismannen, gebaseerd 
op deze metalen voorgangers, met een soortgelijke intentie. 
Bij het maken van de talismannen definieert de kunstenaar 
eerst van elk het doel of de bedoelde functie, om vervolgens 
in samenwerking met het object tot een vorm te komen. 
Samen vormen de objecten een overvloed aan vragen, hoop 
en wensen.

BIJDRAGE VAN DE KUNSTENAAR

EEN TALISMAN VOOR oneindige goddelijke liefde
EEN TALISMAN VOOR huiselijkheid, generositeit en ritueel
EEN TALISMAN VOOR vriendschap, troost en solidariteit
EEN TALISMAN VOOR snel geluk en voorspoed
EEN TALISMAN VOOR een bloeiende tuin
EEN TALISMAN VOOR het afweren van slechte energieën
EEN TALISMAN VOOR het beëindigen van ongewenste 
banden of connecties 
EEN TALISMAN VOOR de gelukkige mens
EEN TALISMAN VOOR verbinding tussen soorten, 
bescherming en loyaliteit
EEN TALISMAN VOOR ja kunnen zeggen als het nodig is, voor 
nee kunnen zeggen als het nodig is 

Shani Leseman, (detail) Talismagic, 2022. Serie 
van 100 geglazuurde keramische objecten. Met 
dank aan de kunstenaar. Foto: Trees Heil.

Shani Leseman, (detail) Talismagic, 2022. Serie 
van 100 geglazuurde keramische objecten. Met 
dank aan de kunstenaar. Foto: Trees Heil.
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FOLD

De praktijk van ontwerper Sabine Marcelis omvat de vormgeving 
van producten, installaties en ruimtes met een sterke focus op 
materialiteit; haar werk wordt gekenmerkt door pure vormen 
die hun materiële eigenschappen benadrukken. Marcelis past 
een sterke esthetiek toe in haar samenwerking met industriële 
specialisten om tot interventies in het productieproces te 
komen, met gebruik van materiaalonderzoek en experimenten 
om nieuwe, verrassende visuele effecten te bereiken. Haar 
ontwerpen worden zintuiglijke ervaringen, en de ervaring zelf 
wordt de functie.

SABINE MARCELIS

Ontwerper Sabine Marcelis wil het onmogelijke 
mogelijk maken op het gebied van materiaal. In haar 
zoektocht naar magische momenten binnen materialiteit 
en productieprocessen hebben haar ontwerpprojecten een 
sterke experientiële en esthetische focus. Om de materiële 
eigenschappen van haar creaties in een minimalistische, 
formele taal zonder ornamentiek te vatten, werkt Marcelis 
nauw samen met industriespecialisten aan interventies 
in het productieproces, waarbij haar benadering van 
vorm en materiaal steeds evolueert. Dit alles wordt 
mogelijk gemaakt door de geïnspireerde dynamiek 
van haar studio, waar zij nauw samenwerkt met een 
team van ontwerpers. Hun collectieve methodologie is 
gericht op probleemoplossing en wederzijds vertrouwen, 
waardoor de kunstenaar haar praktijk kan verrijken met 
voortdurende experimenten en innovatie, en nieuwe 
materiaaleffecten kan verkennen om momenten van 
verwondering te creëren. Marcelis gebruikt de stille, 

2022
Gespiegeld glas met ledlicht. 
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innerlijke kracht van objecten om de toeschouwer te 
betrekken, waarbij ze hun aantrekkingskracht inzet om 
een zintuiglijke ervaring op te wekken die ver van simpele 
functionaliteit verwijderd ligt.

De gespiegelde wandsculpturen van de 
ontwerper – een typisch kenmerk van haar oeuvre, dat 
reikt van ontwerpen voor interieur en meubilair tot 
ruimtelijke vormgeving – suggereren buitenwereldse 
vormen of organische systemen. Ze lijken vertrouwd, 
maar blijven open voor interpretatie, als hemellichamen 
die door de ruimte zweven. Deze werken worden vaak 
met licht geactiveerd, waarbij de dualiteit van reflectie 
en transparantie wordt ingezet om een interactie met hun 
omgeving en de toeschouwer te bewerkstelligen, in een 
constant spel tussen diepte en waarneming. Ze activeert 
de materialiteit van het object om extern licht aan te 
trekken – en ook de blik van de toeschouwer.

De illusoire diepte en vorm van het platte 
oppervlak van FOLD, het werk dat in het Stedelijk wordt 
getoond, geven de indruk dat het object gevouwen is. Dit 
veroorzaakt een verstoorde perceptie van ruimte en het 
zelf in de toeschouwer, resulterend in een allesomvattende 
lichamelijke ervaring. Licht dat van buitenaf het werk 
raakt, wordt door het spiegelende oppervlak weerkaatst 
als kleurrijke reflecties, en de lichtbron die in het object 
zelf verankerd is straalt net zo’n magische innerlijke glow 
uit. Deze gelaagdheid van licht onthult onverwachte 
materiaaleigenschappen, die zich aan de directe 
observatie onttrekken en de toeschouwer aansporen 
om FOLD vanuit elke hoek te bekijken. Geometrische 
vormen waren dominant aanwezig in eerder werk van de 
kunstenaar, zoals haar SOAP-tafels en -kubussen. Met 
FOLD herintroduceert zij deze geometrische hoeken en 
hun gevouwen effect, en wijkt daarmee af van haar meer 
organische en ronde spiegellampen. Dat maakt dit werk 
tot een interessant nieuw gebaar in haar oeuvre – voor 
het eerst in het Stedelijk te zien.

Sabine Marcelis, (detail) FOLD, 2022. 
Gespiegeld glas met ledlicht. Met dank aan de 
kunstenaar. Foto: Titia Hahne.
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innerlijke kracht van objecten om de toeschouwer te 
betrekken, waarbij ze hun aantrekkingskracht inzet om 
een zintuiglijke ervaring op te wekken die ver van simpele 
functionaliteit verwijderd ligt.

De gespiegelde wandsculpturen van de 
ontwerper – een typisch kenmerk van haar oeuvre, dat 
reikt van ontwerpen voor interieur en meubilair tot 
ruimtelijke vormgeving – suggereren buitenwereldse 
vormen of organische systemen. Ze lijken vertrouwd, 
maar blijven open voor interpretatie, als hemellichamen 
die door de ruimte zweven. Deze werken worden vaak 
met licht geactiveerd, waarbij de dualiteit van reflectie 
en transparantie wordt ingezet om een interactie met hun 
omgeving en de toeschouwer te bewerkstelligen, in een 
constant spel tussen diepte en waarneming. Ze activeert 
de materialiteit van het object om extern licht aan te 
trekken – en ook de blik van de toeschouwer.

De illusoire diepte en vorm van het platte 
oppervlak van FOLD, het werk dat in het Stedelijk wordt 
getoond, geven de indruk dat het object gevouwen is. Dit 
veroorzaakt een verstoorde perceptie van ruimte en het 
zelf in de toeschouwer, resulterend in een allesomvattende 
lichamelijke ervaring. Licht dat van buitenaf het werk 
raakt, wordt door het spiegelende oppervlak weerkaatst 
als kleurrijke reflecties, en de lichtbron die in het object 
zelf verankerd is straalt net zo’n magische innerlijke glow 
uit. Deze gelaagdheid van licht onthult onverwachte 
materiaaleigenschappen, die zich aan de directe 
observatie onttrekken en de toeschouwer aansporen 
om FOLD vanuit elke hoek te bekijken. Geometrische 
vormen waren dominant aanwezig in eerder werk van de 
kunstenaar, zoals haar SOAP-tafels en -kubussen. Met 
FOLD herintroduceert zij deze geometrische hoeken en 
hun gevouwen effect, en wijkt daarmee af van haar meer 
organische en ronde spiegellampen. Dat maakt dit werk 
tot een interessant nieuw gebaar in haar oeuvre – voor 
het eerst in het Stedelijk te zien.

Sabine Marcelis, (detail) Folding mirror lights, 
2022. Gespiegeld glas met ledlicht. Met dank 
aan de kunstenaar. Foto: Titia Hahne.

Sabine Marcelis, (detail) Folding mirror lights, 
2022. Gespiegeld glas met ledlicht. Met dank 
aan de kunstenaar. Foto: Titia Hahne.
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WASI SANI

Kunstenaar en sieradenontwerper Chequita Nahar creëert 
objecten waarvan de vorm is geïnspireerd door traditie, en waarin 
nieuwe gebruiken en verhalen zijn verankerd. Nahar verbindt oude 
en nieuwe waarden, rituelen en symboliek, en keert daarmee 
terug naar de oorsprong van sieraden als dragers van magische 
krachten en symbolisme. Sommige van de verhalen waarmee ze 
verbinding zoekt worden vaak binnen persoonlijke kringen verteld, 
maar niet in het publieke domein, en haar werk biedt inzicht in 
Surinaams erfgoed, tradities en gebruiken.

CHEQUITA NAHAR

Chequita Nahar ziet sieraden als dragers 
van betekenis met verborgen, ongrijpbare krachten. Ze 
maakt elk van haar stukken voor mensen die verbinding 
voelen met vergelijkbare rituelen of de intenties achter 
de stukken. Wanneer gevraagd houdt Nahar rekening 
met hun persoonlijke situatie, wensen en voorkeuren. 
Op deze manier worden Nahars sieraden een direct 
communicatiemiddel tussen maker en drager. Ze ziet 
haar sieraden als culturele symbolen en tegelijkertijd als 
bronnen van magische krachten: ze vertellen verhalen 
over specifieke gebruiken of gewoontes en hebben 
beschermende eigenschappen. De innerlijke kracht van elk 
stuk geeft kracht aan de drager-eigenaar. De waarde ligt 
meer in het inherente symbolisme van het sieraad dan in 
zijn materiële waarde.

Nahar maakt sieraden geïnspireerd op rituelen 
en gewoontes die worden geassocieerd met Marron-, 

2022
Installatie met sieraden en objecten.
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Creoolse, Chinese, moslim- en hindoe-culturen in 
Suriname. Kralen vormen een zwaartepunt in haar praktijk 
vanwege hun belangrijke rol in zowel de Surinaamse 
cultuur als het persoonlijke leven van de ontwerper. Kralen 
die op zichzelf al een heel leven hebben, plaatst zij in een 
nieuwe context en geeft ze daarmee nieuwe betekenis. 
Nahar combineert ook vaak organische materialen zoals 
hout met goud, zilver en touw. Bepaalde materialen en 
vormen spelen een belangrijke betekenis in Surinaams 
erfgoed en winti-gebruiken en -tradities, waarvan sommige 
nog niet met het grote publiek zijn gedeeld of verborgen 
zijn gehouden. Nahar verankert die waarden in de objecten 
en laat deze voor zichzelf spreken. Ze wil dat haar sieraden 
met trots gedragen worden, om zo hun identiteit aan de 
wereld te presenteren.

Voor deze tentoonstelling creëerde Nahar een 
installatie die gebaseerd is op het wasi zuiveringsritueel, 
dat de beoefenaar in staat stelt om iets wat niet langer 
nuttig is los te laten en spiritueel kracht verleent in tijden 
van nood. In het hier gepresenteerde werk wordt dit 
ritueel omgezet naar een visuele taal die de verschillende 
attributen met elkaar in gesprek brengt, om te verwijzen 
naar zuiveringsrituelen uit andere plekken zoals Nederland, 
China en Ghana. Deze weerspiegeling van globalisatie 
manifesteert zichzelf als de samensmelting van diverse 
invloeden en culturen in het huidige dagelijkse leven, 
waarin traditionele en nieuwe waarden met elkaar 
verweven zijn. De installatie bestaat uit meerdere glazen 
teilen, houten objecten en keramische kommen, die 
verwijzen naar de kalebassen die van oudsher als waterfles 
gebruikt worden, en pangi-stoffen die de kunstenaar 
borduurde en zeefdrukte met beschermende elementen 
en symbolen, evenals halskettingen, hangers, kralen en 
glazen objecten. Naast deze nieuwere stukken presenteert 
Nahar ook ouder werk, bestaande uit twee porseleinen 
kalebassen met daarin halskettingen van porselein, hout, 
touw en zilver uit haar krala-collectie.

Chequita Nahar, (detail) Wasi Sani, 2022. Instal-
latie met sieraden en objecten. Met dank aan 
de kunstenaar.
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Creoolse, Chinese, moslim- en hindoe-culturen in 
Suriname. Kralen vormen een zwaartepunt in haar praktijk 
vanwege hun belangrijke rol in zowel de Surinaamse 
cultuur als het persoonlijke leven van de ontwerper. Kralen 
die op zichzelf al een heel leven hebben, plaatst zij in een 
nieuwe context en geeft ze daarmee nieuwe betekenis. 
Nahar combineert ook vaak organische materialen zoals 
hout met goud, zilver en touw. Bepaalde materialen en 
vormen spelen een belangrijke betekenis in Surinaams 
erfgoed en winti-gebruiken en -tradities, waarvan sommige 
nog niet met het grote publiek zijn gedeeld of verborgen 
zijn gehouden. Nahar verankert die waarden in de objecten 
en laat deze voor zichzelf spreken. Ze wil dat haar sieraden 
met trots gedragen worden, om zo hun identiteit aan de 
wereld te presenteren.

Voor deze tentoonstelling creëerde Nahar een 
installatie die gebaseerd is op het wasi zuiveringsritueel, 
dat de beoefenaar in staat stelt om iets wat niet langer 
nuttig is los te laten en spiritueel kracht verleent in tijden 
van nood. In het hier gepresenteerde werk wordt dit 
ritueel omgezet naar een visuele taal die de verschillende 
attributen met elkaar in gesprek brengt, om te verwijzen 
naar zuiveringsrituelen uit andere plekken zoals Nederland, 
China en Ghana. Deze weerspiegeling van globalisatie 
manifesteert zichzelf als de samensmelting van diverse 
invloeden en culturen in het huidige dagelijkse leven, 
waarin traditionele en nieuwe waarden met elkaar 
verweven zijn. De installatie bestaat uit meerdere glazen 
teilen, houten objecten en keramische kommen, die 
verwijzen naar de kalebassen die van oudsher als waterfles 
gebruikt worden, en pangi-stoffen die de kunstenaar 
borduurde en zeefdrukte met beschermende elementen 
en symbolen, evenals halskettingen, hangers, kralen en 
glazen objecten. Naast deze nieuwere stukken presenteert 
Nahar ook ouder werk, bestaande uit twee porseleinen 
kalebassen met daarin halskettingen van porselein, hout, 
touw en zilver uit haar krala-collectie.

Chequita Nahar, (detail) Wasi Sani, 2022. Instal-
latie met sieraden en objecten. Met dank aan 
de kunstenaar.

Chequita Nahar, (detail) Wasi Sani, 2022. Instal-
latie met sieraden en objecten. Met dank aan 
de kunstenaar.
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EXCUSES

Multimediakunstenaar Ana Navas achterhaalt de historische of 
fictieve stamboom van een object, en neemt daarbij zowel de 
mogelijke voorouders als opties voor toekomstige contexten 
in aanmerking. Een terugkerende metafoor in haar praktijk 
is het domino-effect, waardoor voortdurende interactie en 
wederzijdse beïnvloeding ontstaan tussen objecten en de 
onderwerpen die ze belichamen. Navas ziet kunst als een 
dialoog die niet alleen resoneert in zijn directe omgeving, maar 
ook een bredere echo creëert die constant weerklinkt in het 
sociale domein.

ANA NAVAS

Kunst kan een dialoog teweegbrengen. Deze 
dialoog beperkt zich niet tot de directe deelnemers of 
omgeving: hij creëert een bredere echo die doorwerkt 
in andere aspecten van het dagelijks leven. Ana 
Navas beschouwt haar praktijk als het traceren van de 
(genealogische) stamboom van objecten, op zoek naar 
hun voorouders, invloeden en mogelijke toekomstige 
contexten waarin ze zich begeven. Navas bevraagt 
voortdurend hoe kunst buiten haar eigen context 
kan worden waargenomen en creëert in haar werk 
‘ontmoetingen’, waarin de waardering voor, en de imitatie 
en transformatie van bestaande kunstwerken, objecten en 
alledaagse beelden tegelijkertijd aanwezig zijn.

Het begrip aura speelt een belangrijke rol in 
de praktijk van Navas. Gedreven door een fascinatie voor 
de relatie tussen ‘hoge kunst’ en ‘populaire cultuur’ en 
de manier waarop ze in het dagelijks leven uitgewisseld 

2019—2022
Multimedia-sculpturen met huishoudelijke objecten.
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en vermengd worden, onderzoekt Navas de historische 
en fictieve invloeden die de uitstraling van het object 
bepalen. De concepten, ideologieën en denkbeelden die 
verborgen liggen in de objecten die ons in ons dagelijks 
leven vergezellen, worden ons ingefluisterd door ideeën 
over elegantie, goede of slechte smaak, het moderne, het 
beschaafde of het onbeschaafde.

Navas gebruikt vaak kostuums om dit fluisteren 
te versterken – om het object een luidere stem te geven. 
Zo ook voor haar serie sculpturen getiteld Excuses 
waarvan een selectie te zien is in de tentoonstelling 
When Things Are Beings. Deze strategie maakt van het 
kostuum een instrument dat het object in staat stelt 
te spreken, en doordringt het met een persoonlijkheid 
of ziel. Elk kostuum verwijst naar een esthetiek uit een 
bepaalde periode of tijdsgeest en heeft betrekking op 
kunsthistorische iconen die zich nog steeds onder ons 
bevinden in de visuele vorm van bijvoorbeeld souvenirs 
of geprinte stoffen. Navas bevraagt de constructie 
van iconen in de kunst en de manier waarop ze zich 
manifesteren in het dagelijks leven. Wat maakt deze 
werken iconisch? Blijven we ze herhalen en reproduceren 
vanwege hun intrinsieke kwaliteiten, of verleent juist het 
proces van reproductie hun deze iconische status?

Navas gebruikt voornamelijk huishoudelijke 
objecten voor de sculpturen die tentoongesteld worden 
in het Stedelijk Museum Amsterdam, waaronder een 
droogrek, strijkplank, kledingrek en schildersezel. 
Deze voorwerpen presenteren zichzelf in verschillende 
gedaantes – als een sculptuur van Barbara Hepworth 
bijvoorbeeld. Modernistische, formele vocabulaires 
ontmoeten alledaagse materialen en technieken in Navas’ 
werk – soms zelfs tot de cirkel weer rond is, zoals wanneer 
ze direct op textiel schildert om een geprint Kandinsky-
patroon te imiteren. Deze kopie van een kopie markeert 
de terugkeer van een vorm naar de materialen waarmee 
deze oorspronkelijk ontwikkeld werd – verf op doek – en 
sluit zo de cirkel van reproductie. Navas’ beelden worden 

zo ding-schilderijen en installatie-wezens, met sporen 
van beelden die nieuwe beelden creëren en blijven rond-
echoën buiten hun fysieke ‘huid’.

Ana Navas, (detail) Fishbowl 2019, uit de serie 
Excuses, 2019—2022. Multimedia-sculpturen 
met huishoudelijke objecten. Met dank aan de 
kunstenaar, tegenboschvanvreden, Amsterdam, 
en Sperling, München (DE).
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en vermengd worden, onderzoekt Navas de historische 
en fictieve invloeden die de uitstraling van het object 
bepalen. De concepten, ideologieën en denkbeelden die 
verborgen liggen in de objecten die ons in ons dagelijks 
leven vergezellen, worden ons ingefluisterd door ideeën 
over elegantie, goede of slechte smaak, het moderne, het 
beschaafde of het onbeschaafde.

Navas gebruikt vaak kostuums om dit fluisteren 
te versterken – om het object een luidere stem te geven. 
Zo ook voor haar serie sculpturen getiteld Excuses 
waarvan een selectie te zien is in de tentoonstelling 
When Things Are Beings. Deze strategie maakt van het 
kostuum een instrument dat het object in staat stelt 
te spreken, en doordringt het met een persoonlijkheid 
of ziel. Elk kostuum verwijst naar een esthetiek uit een 
bepaalde periode of tijdsgeest en heeft betrekking op 
kunsthistorische iconen die zich nog steeds onder ons 
bevinden in de visuele vorm van bijvoorbeeld souvenirs 
of geprinte stoffen. Navas bevraagt de constructie 
van iconen in de kunst en de manier waarop ze zich 
manifesteren in het dagelijks leven. Wat maakt deze 
werken iconisch? Blijven we ze herhalen en reproduceren 
vanwege hun intrinsieke kwaliteiten, of verleent juist het 
proces van reproductie hun deze iconische status?

Navas gebruikt voornamelijk huishoudelijke 
objecten voor de sculpturen die tentoongesteld worden 
in het Stedelijk Museum Amsterdam, waaronder een 
droogrek, strijkplank, kledingrek en schildersezel. 
Deze voorwerpen presenteren zichzelf in verschillende 
gedaantes – als een sculptuur van Barbara Hepworth 
bijvoorbeeld. Modernistische, formele vocabulaires 
ontmoeten alledaagse materialen en technieken in Navas’ 
werk – soms zelfs tot de cirkel weer rond is, zoals wanneer 
ze direct op textiel schildert om een geprint Kandinsky-
patroon te imiteren. Deze kopie van een kopie markeert 
de terugkeer van een vorm naar de materialen waarmee 
deze oorspronkelijk ontwikkeld werd – verf op doek – en 
sluit zo de cirkel van reproductie. Navas’ beelden worden 

zo ding-schilderijen en installatie-wezens, met sporen 
van beelden die nieuwe beelden creëren en blijven rond-
echoën buiten hun fysieke ‘huid’.

Ana Navas, (detail) Excuses, 2019 - 2022. Multi 
media sculpturen met huishoudelijke objecten. 
Met dank aan de kunstenaar, tegenboschvan-
vreden, Amsterdam, en Sperling, München 
(DE).

Ana Navas, (detail) Excuses, 2019 - 2022. Multi 
media sculpturen met huishoudelijke objecten. 
Met dank aan de kunstenaar, tegenboschvan-
vreden, Amsterdam, en Sperling, München 
(DE).
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SALAWAKU, ACTIVE 
PROTECTION THROUGH 
COMPASSION

Beeldend kunstenaar Hatutamelen (James Noya) begon zijn 
praktijk met houtsnijwerk en het bouwen van Molukse tifa-drums. 
Als lid van Awareness Moluccan Identity werkt hij in meerdere 
disciplines. Hij haalt inspiratie uit Molukse symbolen en motieven 
die teruggaan tot prekoloniale tijden. Hatutamelen verzamelt 
spirituele kennis en verhalen die hij overdraagt door middel 
van storytelling. Zijn huidige doel is om de Molukse traditie van 
houtsnijwerk nieuw leven in te blazen.

HATUTAMELEN

Hatutamelen heeft zijn artistieke praktijk 
ontwikkeld in meerdere disciplines, zoals linoleumdruk, 
schilderkunst, videokunst en het maken van traditionele 
Molukse tifa -drums. Spiritualiteit voedt zijn kunst. 
Hatutamelen haalt inspiratie uit Molukse symbolen en 
motieven en laat zich vaak leiden door intuïtie. Door 
een creatief proces dat gebaseerd is op zijn liefde en 
fascinatie voor houtbewerking en de kennis van zijn 
ambacht binnen zijn familie (inclusief zijn voorouders), 
creëert de kunstenaar hedendaagse interpretaties – in 
plaats van exacte kopieën – van traditionele Molukse 
objecten.

Salawaku, Active Protection through 
Compassion is een hedendaagse interpretatie die 
licht schijnt op de kracht van de salawaku, een smal 
schild afkomstig van de Molukse eilanden, in de strijd 
gebruikt in combinatie met een parang (machete) of 

2022
Handgesneden sculptuur van hout.
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een tombak (speer). Tegenwoordig wordt de salawaku 
voornamelijk ingezet voor ceremonieel gebruik of 
rituele gebeurtenissen, zoals de cakalele -krijgsdans. De 
voorkant van het schild wordt meestal beschilderd of 
ingelegd met kleine stukjes schelp in een patroon met 
persoonlijke betekenis voor de eigenaar of de sociale 
status van hun familie of clan. Bepaalde salawakus 
kunnen extra bescherming bieden – zowel spiritueel als 
fysiek – en bevorderen veiligheid en welvaart.

Hatutamelen hield de voorkant van zijn 
salawaku eenvoudig, om eerder de onzichtbare krachten 
ervan te accentueren dan de fysieke. Het licht dat door 
het ingelegde zonnemotief wordt gerepresenteerd 
straalt de toeschouwer tegemoet. De krachten die van 
het oppervlak uitstralen zouden kwade bedoelingen 
transformeren tot zachtheid en compassie, waardoor de 
noodzaak tot strijd vervalt. Hatutamelen wijst erop dat de 
salawaku een herinnering is om altijd vanuit compassie 
te handelen naar anderen en onze omgeving.

Het houtsnijwerk op de achterkant verbeeldt 
kennis en kracht; het blijft verborgen voor de blik van de 
buitenstaander en kan alleen door de eigenaar van het 
schild worden gezien en begrepen. Sommige praktijken 
werden onder het koloniale regime verboden en veel 
Inheemse kennis is verloren gegaan. Hatutamelen 
gelooft dat deze objecten, rituelen, gebruiken, symbolen 
en functies het verdienen om beschermd te worden door 
degenen aan wie ze toebehoren, en dat buitenstaanders 
moeten accepteren en respecteren dat zij niet alles 
volledig hoeven te weten of begrijpen. De manieren 
waarop de salawaku de eigenaar beschermt en kennis en 
kracht verbergt, herinnert ons eraan dat Inheemse kennis 
aan buitenstaanders geen verklaring schuldig is. Zolang 
we handelen vanuit compassie zal Hatutamelen toestaan 
dat het licht van zijn salawaku in de museumzaal schijnt.

In 2018 was Hatutamelen medeoprichter van 
kunstenaarscollectief Awareness Moluccan Identity. Zijn 

huidige doel is om de Molukse traditie van houtsnijwerk 
nieuw leven in te blazen. Met dit in zijn achterhoofd 
focust de kunstenaar zijn praktijk op het beschermen 
van Moluks erfgoed, wat leidde tot zijn idee om voor 
deze tentoonstelling een object te creëren dat licht en 
beschermende kracht uitstraalt.

Hatutamelen, (detail) Salawaku, Active Protec-
tion through Compassion, 2022. Handgesneden 
sculptuur van hout. Met dank aan de kunste-
naar.
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een tombak (speer). Tegenwoordig wordt de salawaku 
voornamelijk ingezet voor ceremonieel gebruik of 
rituele gebeurtenissen, zoals de cakalele -krijgsdans. De 
voorkant van het schild wordt meestal beschilderd of 
ingelegd met kleine stukjes schelp in een patroon met 
persoonlijke betekenis voor de eigenaar of de sociale 
status van hun familie of clan. Bepaalde salawakus 
kunnen extra bescherming bieden – zowel spiritueel als 
fysiek – en bevorderen veiligheid en welvaart.

Hatutamelen hield de voorkant van zijn 
salawaku eenvoudig, om eerder de onzichtbare krachten 
ervan te accentueren dan de fysieke. Het licht dat door 
het ingelegde zonnemotief wordt gerepresenteerd 
straalt de toeschouwer tegemoet. De krachten die van 
het oppervlak uitstralen zouden kwade bedoelingen 
transformeren tot zachtheid en compassie, waardoor de 
noodzaak tot strijd vervalt. Hatutamelen wijst erop dat de 
salawaku een herinnering is om altijd vanuit compassie 
te handelen naar anderen en onze omgeving.

Het houtsnijwerk op de achterkant verbeeldt 
kennis en kracht; het blijft verborgen voor de blik van de 
buitenstaander en kan alleen door de eigenaar van het 
schild worden gezien en begrepen. Sommige praktijken 
werden onder het koloniale regime verboden en veel 
Inheemse kennis is verloren gegaan. Hatutamelen 
gelooft dat deze objecten, rituelen, gebruiken, symbolen 
en functies het verdienen om beschermd te worden door 
degenen aan wie ze toebehoren, en dat buitenstaanders 
moeten accepteren en respecteren dat zij niet alles 
volledig hoeven te weten of begrijpen. De manieren 
waarop de salawaku de eigenaar beschermt en kennis en 
kracht verbergt, herinnert ons eraan dat Inheemse kennis 
aan buitenstaanders geen verklaring schuldig is. Zolang 
we handelen vanuit compassie zal Hatutamelen toestaan 
dat het licht van zijn salawaku in de museumzaal schijnt.

In 2018 was Hatutamelen medeoprichter van 
kunstenaarscollectief Awareness Moluccan Identity. Zijn 

huidige doel is om de Molukse traditie van houtsnijwerk 
nieuw leven in te blazen. Met dit in zijn achterhoofd 
focust de kunstenaar zijn praktijk op het beschermen 
van Moluks erfgoed, wat leidde tot zijn idee om voor 
deze tentoonstelling een object te creëren dat licht en 
beschermende kracht uitstraalt.

Hatutamelen, (detail) Salawaku, Active Protec-
tion through Compassion, 2022. Handgesneden 
sculptuur van hout. Met dank aan de kunste-
naar.

Hatutamelen, (detail) Salawaku, Active Protec-
tion through Compassion, 2022. Handgesneden 
sculptuur van hout. Met dank aan de kunste-
naar.
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THE STATUETTE COMB: AN 
UNTOLD ORAL HISTORY

Kunstenaar en ontwerper Wendy Owusu bevraagt sociale 
constructen, erfgoed en transmissies in haar multidisciplinaire 
praktijk, werkend met video, textiel en installatie. Het onderwerp 
en onderzoeksproces bepalen het medium dat voor elk project 
wordt gekozen, en ze benadert vormgeving door een speculatieve 
en conceptuele lens. Owusu past meerdere technieken toe, 
waaronder schrijven, om meervoudige modaliteiten te stimuleren 
– denken, zien, aanraken, horen – en verrijkt daarmee zowel 
zichzelf als de uitkomst van haar werk.

WENDY OWUSU

Wendy Owusu kiest voor een speculatieve 
en conceptuele benadering van vormgeving. Met een 
multidisciplinaire praktijk, die video, textiel, installatie en 
publicatie omvat, richt ze zich op persoonlijk en cultureel 
erfgoed, evenals sociaal-culturele onderwerpen en 
vraagstukken rond identiteit. In haar eerdere project From 
Abena to Gloria vertaalde Owusu objecten en herinneringen 
uit haar ouderlijk huis naar een reeks kledingstukken. Ze 
baseerde haar eerste collectie voor het project op haar huis 
in een Franse buitenwijk, en reisde voor de tweede naar 
Kumasi, Ghana, waar een deel van haar familie woont. Met 
deze intieme documentatie in textiel onderzoekt Owusu de 
meerdere betekenissen van ‘thuis’.

Owusu’s opstelling in het Stedelijk,  
The Statuette Comb: An Untold Oral Story, bestaat uit een 
katoencanvas boek met tekst en foto’s die op textiel 
geprint zijn, vergezeld van 3D-geprinte kammen. Het 

2022
D-geprinte kammen en boek van katoencanvas met uv-geprinte tekst en 
foto’s.
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werk is een extrapolatie van het meest recente project 
van de kunstenaar, Hidden Heritages, een korte film die 
hedendaagse gesprekken presenteert met vrouwen die 
discussiëren over de betekenis van natuurlijk haar in hun 
leven. Deze film bevat verhalende elementen die doen 
denken aan tutorials op YouTube en onderzoekt de relatie 
tussen haar(dracht) en identiteit. Via gesprekken met 
vrouwen van wie het haar wordt gebonden of gevlochten, 
bespreekt de film hoe hun stijlkeuzes verschillende 
aspecten van hun leven weerspiegelen: van familie en 
vrouwelijkheid tot gezondheid en opleiding. Zodoende 
raakt de film aan de sociale betekenissen en lange 
geschiedenis van kapsels die gedragen worden door 
mensen van Afrikaanse afkomst, zoals de Baloué- en 
Bantu-Luba-volkeren. Owusu viert en bevestigt het belang 
van persoonlijke stijl en identiteit, die de kunstenaar 
ervaart als vaak ongezien, ondanks hun waarde als 
communicatiemiddelen.

De kammen worden van oudsher gemaakt 
van specifieke materialen, en Owusu ziet ze eerder 
als beeldjes dan als eenvoudige gebruiksvoorwerpen. 
The Statuette Comb: An Untold Oral Story benadrukt de 
symbolische waarde en betekenis van de kam, die een 
grote variatie aan vormen en gebruiken kent – een kam 
is een belangrijk ritueel object in uiteenlopende sociaal-
culturele contexten. Ze zijn ook dragers van informatie 
over de gebruiker: ze worden vaak cadeau gegeven 
als eerbetoon aan de identiteit van de ontvanger. The 
Statuette Comb: An Untold Oral Story reflecteert ook op 
Owusu’s gesprekken met personen over hun haar en 
identiteit, hun vele en gevarieerde relaties met de kam, 
en de rituelen eromheen. Het werk trekt een parallel 
tussen de heilige functie van de kam en zijn hedendaagse 
gebruik in verschillende gemeenschappen van Afrikaanse 
afkomst, en de mystieke kant van dit alledaagse object 
door persoonlijke gesprekken, zoals de kracht om 
zelfbeeld en identiteit te beïnvloeden. The Statuette Comb: 
An Untold Oral Story is een belangrijke stap in Owusu’s 
missie om zich tot orale historische tradities te verhouden. 

Haar gesprekken met mensen over hun persoonlijke 
rituelen zijn onderdeel van deze orale geschiedenissen 
en erfgoedvormen, die hier op intieme wijze worden 
gedocumenteerd op de textielbladzijden van het boek.

Wendy Owusu, (detail) The Statuette Comb: An 
Untold Oral Story, 2022. 3D-geprinte kammen 
en boek van katoencanvas met uv-geprinte 
tekst en foto’s. Met dank aan de kunstenaar.



W
END




Y
 O

W
U

S
U

16
0

W
e

n
d

Y
 O

W
U

S
U

15
8

werk is een extrapolatie van het meest recente project 
van de kunstenaar, Hidden Heritages, een korte film die 
hedendaagse gesprekken presenteert met vrouwen die 
discussiëren over de betekenis van natuurlijk haar in hun 
leven. Deze film bevat verhalende elementen die doen 
denken aan tutorials op YouTube en onderzoekt de relatie 
tussen haar(dracht) en identiteit. Via gesprekken met 
vrouwen van wie het haar wordt gebonden of gevlochten, 
bespreekt de film hoe hun stijlkeuzes verschillende 
aspecten van hun leven weerspiegelen: van familie en 
vrouwelijkheid tot gezondheid en opleiding. Zodoende 
raakt de film aan de sociale betekenissen en lange 
geschiedenis van kapsels die gedragen worden door 
mensen van Afrikaanse afkomst, zoals de Baloué- en 
Bantu-Luba-volkeren. Owusu viert en bevestigt het belang 
van persoonlijke stijl en identiteit, die de kunstenaar 
ervaart als vaak ongezien, ondanks hun waarde als 
communicatiemiddelen.

De kammen worden van oudsher gemaakt 
van specifieke materialen, en Owusu ziet ze eerder 
als beeldjes dan als eenvoudige gebruiksvoorwerpen. 
The Statuette Comb: An Untold Oral Story benadrukt de 
symbolische waarde en betekenis van de kam, die een 
grote variatie aan vormen en gebruiken kent – een kam 
is een belangrijk ritueel object in uiteenlopende sociaal-
culturele contexten. Ze zijn ook dragers van informatie 
over de gebruiker: ze worden vaak cadeau gegeven 
als eerbetoon aan de identiteit van de ontvanger. The 
Statuette Comb: An Untold Oral Story reflecteert ook op 
Owusu’s gesprekken met personen over hun haar en 
identiteit, hun vele en gevarieerde relaties met de kam, 
en de rituelen eromheen. Het werk trekt een parallel 
tussen de heilige functie van de kam en zijn hedendaagse 
gebruik in verschillende gemeenschappen van Afrikaanse 
afkomst, en de mystieke kant van dit alledaagse object 
door persoonlijke gesprekken, zoals de kracht om 
zelfbeeld en identiteit te beïnvloeden. The Statuette Comb: 
An Untold Oral Story is een belangrijke stap in Owusu’s 
missie om zich tot orale historische tradities te verhouden. 

Haar gesprekken met mensen over hun persoonlijke 
rituelen zijn onderdeel van deze orale geschiedenissen 
en erfgoedvormen, die hier op intieme wijze worden 
gedocumenteerd op de textielbladzijden van het boek.

Wendy Owusu, (detail) The Statuette Comb: An 
Untold Oral Story, 2022. 3D-geprinte kammen 
en boek van katoencanvas met uv-geprinte 
tekst en foto’s. Met dank aan de kunstenaar.

Wendy Owusu, (detail) The Statuette Comb: An 
Untold Oral Story, 2022. 3D-geprinte kammen 
en boek van katoencanvas met uv-geprinte 
tekst en foto’s. Met dank aan de kunstenaar.
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DIGITAL ESOTERISM

Ginevra Petrozzi is een ontwerper wiens ervaring geworteld is in 
een verlangen het begrip ‘magisch denken’ uit te breiden, en in de 
zoektocht naar betovering. Haar werk richt zich op het infiltreren 
van controlesystemen en het herwaarderen van animistische, 
voorouderlijke kennis om nieuwe hybride rituelen voor het huidige 
tijdperk te creëren. Petrozzi neemt momenteel de rol aan van 
‘digitale heks’ en herovert daarmee de archetypische rol van 
de heks als genezer, magiër en politieke rebel, met als doel het 
bieden van digitale zorg.

GINEVRA PETROZZI

Ontwerper Ginevra Petrozzi is op een zoektocht 
naar betovering, gestuurd door een verlangen om het 
begrip ‘magisch denken’ uit te breiden. In Petrozzi’s 
thuisland Italië zijn katholicisme en magie diep verweven 
met de alledaagse samenleving, omdat oude volksmagie 
zich richting het katholieke geloof moest assimileren en 
katholieke heiligen moest opnemen om uitroeiing door de 
kerk te voorkomen. Rituelen uit de volksmagie werden in 
de huiselijke sfeer doorgegeven door generaties vrouwen. 
Dit belangrijke proces van informele kennisvermeerdering 
was echter noodgedwongen clandestien, omdat 
deze doorgaans patriarchale en vrouwonvriendelijke 
samenlevingen deskundige vrouwen die als ‘duivels’ 
werden bestempeld vervolgde.

Petrozzi baseert haar praktijk op onderzoek 
naar haar voorouderlijke geschiedenis en erfgoed. Ze 
bestudeert de rol die deze rituelen zouden kunnen hebben 

2021
Performance en installatie voor smartphone-tarotlezingen. 
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gespeeld in de dagelijkse realiteit. Gefascineerd als ze 
is door het contrast tussen het seculiere en het heilige 
creëert Petrozzi nieuwe rituelen voor het hedendaagse 
tijdperk, waarin ze zich richt op het terugwinnen van het 
magisch denken. In plaats van objecten te ontwerpen 
en er functies aan toe te wijzen, beschouwt ze objecten 
als magische medestanders, als gereedschappen met 
intrinsieke eigenschappen die invloed op de buitenwereld 
hebben. Met een interdisciplinaire benadering poogt zij een 
gevoel van onderlinge verbondenheid in de wereld van het 
onuitspreekbare te herstellen. Haar huidige focus is gericht 
op de mogelijkheden van bondgenootschappen binnen 
en hybridisering van de magische wereld in ons dagelijks 
leven. Ze onderzoekt hoe magie en rituele praktijken 
zouden kunnen dienen als politiek gereedschap om huidige 
technologische beheersingssystemen te verstoren.

Petrozzi’s installatie en performance 
Digital Esoterism uit 2021 herwaardeert hekserij als 
een antikapitalistisch instrument, en beschouwt de 
mogelijkheden van waarzeggerij om agency terug te 
winnen in het tijdperk van surveillancekapitalisme en big 
data. Van oudsher werd waarzeggerij gebruikt om een 
gevoel van controle te verkrijgen over een mysterieuze 
en ongrijpbare toekomst. Geïnspireerd door de vraag wat 
het zou betekenen om een ‘digitale heks’ te zijn, creëerde 
Ginevra Petrozzi een ruimte die tarotlezingen met gebruik 
van de smartphone mogelijk maakt.

Bij het betreden van de tentoonstellingsruimte 
‘tekent’ de bezoeker een contract: door over een ‘accept 
all’-verklaring te stappen accepteren bezoekers alle 
gebruiksvoorwaarden. Een tafelkleed nodigt bezoekers 
uit om hun smartphones in een geborduurde layout te 
plaatsen, die geïnspireerd is op tarot-legpatronen zoals 
het Keltische Kruis. Met dit gebaar transformeert Petrozzi 
de smartphone tot een waarzeggingsmiddel. Op vaste 
momenten gedurende de tentoonstellingsperiode zijn 
bezoekers welkom om een lezing van de kunstenaar bij 
te wonen. Zij gebruikt de resultaten van algoritmische 

voorspellingen – zoals gerichte reclame en aanbevolen 
posts die verschijnen op de sociale mediakanalen 
van de vraagsteller – als tekens die kunnen worden 
geïnterpreteerd om hun verleden, heden en toekomst te 
lezen. Naast de tafel staat een altaar of kandelaar met 
kaarsen in de vorm van smartphones, laders en vingers die 
in Rome gemaakt zijn. Wanneer ze zijn aangestoken, geven 
ze de kenmerkende geur van een katholieke kerk af.

In onze huidige kapitalistische maatschappij 
geloven velen dat onze toekomst maakbaar is, en dat 
ons lot uitsluitend bepaald wordt door ons persoonlijk 
handelen. Digital Esoterism verzet zich tegen deze mythe. 
De kunstenaar stelt dat de toekomst juist ligt in het domein 
van voorspellende analyses, algoritmes en kunstmatige 
intelligentie: technologieën die nu de rol hebben 
aangenomen van lotsbepalers in een digitaal gereguleerde 
kosmos. Digital Esoterism biedt misschien geen ware 
ontsnapping aan onze kapitalistische realiteit, maar creëert 
wel een ruimte voor sociale actie en voor een bewustzijn 
van onze online gedragingen en hoe die ons bestaan 
vormen.

Ginevra Petrozzi, (detail) Digital Esoter-
ism, 2021. Performance en installatie voor 
smartphone-tarotlezingen. Met dank aan de 
kunstenaar.



G
INE


V

R
A

 PET


R
O

Z
ZI

16
6

g
In

e
V

R
A

 p
e

tR
O

Z
ZI

16
4

gespeeld in de dagelijkse realiteit. Gefascineerd als ze 
is door het contrast tussen het seculiere en het heilige 
creëert Petrozzi nieuwe rituelen voor het hedendaagse 
tijdperk, waarin ze zich richt op het terugwinnen van het 
magisch denken. In plaats van objecten te ontwerpen 
en er functies aan toe te wijzen, beschouwt ze objecten 
als magische medestanders, als gereedschappen met 
intrinsieke eigenschappen die invloed op de buitenwereld 
hebben. Met een interdisciplinaire benadering poogt zij een 
gevoel van onderlinge verbondenheid in de wereld van het 
onuitspreekbare te herstellen. Haar huidige focus is gericht 
op de mogelijkheden van bondgenootschappen binnen 
en hybridisering van de magische wereld in ons dagelijks 
leven. Ze onderzoekt hoe magie en rituele praktijken 
zouden kunnen dienen als politiek gereedschap om huidige 
technologische beheersingssystemen te verstoren.

Petrozzi’s installatie en performance 
Digital Esoterism uit 2021 herwaardeert hekserij als 
een antikapitalistisch instrument, en beschouwt de 
mogelijkheden van waarzeggerij om agency terug te 
winnen in het tijdperk van surveillancekapitalisme en big 
data. Van oudsher werd waarzeggerij gebruikt om een 
gevoel van controle te verkrijgen over een mysterieuze 
en ongrijpbare toekomst. Geïnspireerd door de vraag wat 
het zou betekenen om een ‘digitale heks’ te zijn, creëerde 
Ginevra Petrozzi een ruimte die tarotlezingen met gebruik 
van de smartphone mogelijk maakt.

Bij het betreden van de tentoonstellingsruimte 
‘tekent’ de bezoeker een contract: door over een ‘accept 
all’-verklaring te stappen accepteren bezoekers alle 
gebruiksvoorwaarden. Een tafelkleed nodigt bezoekers 
uit om hun smartphones in een geborduurde layout te 
plaatsen, die geïnspireerd is op tarot-legpatronen zoals 
het Keltische Kruis. Met dit gebaar transformeert Petrozzi 
de smartphone tot een waarzeggingsmiddel. Op vaste 
momenten gedurende de tentoonstellingsperiode zijn 
bezoekers welkom om een lezing van de kunstenaar bij 
te wonen. Zij gebruikt de resultaten van algoritmische 

voorspellingen – zoals gerichte reclame en aanbevolen 
posts die verschijnen op de sociale mediakanalen 
van de vraagsteller – als tekens die kunnen worden 
geïnterpreteerd om hun verleden, heden en toekomst te 
lezen. Naast de tafel staat een altaar of kandelaar met 
kaarsen in de vorm van smartphones, laders en vingers die 
in Rome gemaakt zijn. Wanneer ze zijn aangestoken, geven 
ze de kenmerkende geur van een katholieke kerk af.

In onze huidige kapitalistische maatschappij 
geloven velen dat onze toekomst maakbaar is, en dat 
ons lot uitsluitend bepaald wordt door ons persoonlijk 
handelen. Digital Esoterism verzet zich tegen deze mythe. 
De kunstenaar stelt dat de toekomst juist ligt in het domein 
van voorspellende analyses, algoritmes en kunstmatige 
intelligentie: technologieën die nu de rol hebben 
aangenomen van lotsbepalers in een digitaal gereguleerde 
kosmos. Digital Esoterism biedt misschien geen ware 
ontsnapping aan onze kapitalistische realiteit, maar creëert 
wel een ruimte voor sociale actie en voor een bewustzijn 
van onze online gedragingen en hoe die ons bestaan 
vormen.

Ginevra Petrozzi, (detail) Digital Esoterism, 2021. 
Performance en installatie voor smartphone 
tarot lezingen. Met dank aan de kunstenaar.

Ginevra Petrozzi, (detail) Digital Esoterism, 2021. 
Performance en installatie voor smartphone 
tarot lezingen. Met dank aan de kunstenaar.
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SETTINGS

Het werk van beeldend kunstenaar Magali Reus begint veelal 
met vertrouwde objecten, die bekend zijn vanuit onze directe en 
dagelijkse omgeving. Door haar toepassing van een sensuele 
materiaal-intelligentie en het hanteren van een precieze 
compositorische grammatica, lokt Reus relaties uit tussen de 
specifieke kenmerken van objecten en onze conventionele, 
habituele interacties met objecten. Door middel van een fysieke 
transformatie en een herpositionering in een nieuwe context, 
ontstaat er een situatie waarin een object zijn bekende functie kan 
afschudden om een ander beeld van zichzelf toe te eigenen en 
zich hierdoor te kunnen emanciperen. Dit resulteert in beelden die 
een vreemde, ongehoorzame vorm van agency uitstralen.

MAGALI REUS

De artistieke praktijk van Magali Reus wordt 
gekenmerkt door een conceptuele en doelbewuste 
beeldtaal. Haar werk is charismatisch, soms enigmatisch 
en maakt nieuwsgierig door de toepassing van open 
symboliek en indirecte verbanden. Dit leidt tot een visuele 
en materiële gelaagdheid, waarmee Reus een poëtische 
spanning creëert tussen de betekenis en gebruikswaarde 
van alledaagse objecten. Zo ontstaat een esthetiek die 
zowel vertrouwd als vervreemdend oogt.

Voor haar serie Settings (2021) neemt Reus 
als haar visuele referentie het‘verboden te parkeren’-
verkeersbord, een vertrouwd object dat vooral in de 
publieke ruimte wordt aangetroffen. Hier is het object 
gefabriceerd zodat de boodschap van het oorspronkelijke 
object wordt gecompliceerd. Reus gebruikte een proces 
van poedercoaten, schuren en airbrushen om bewust de 
indruk te wekken van gebruik, verwering en erosie aan 

2019-2021
Mixed-media-wandsculpturen.
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de oppervlakken van de objecten. Dit resulteert in een 
verschuiving van de originele functie of doelstelling van 
het bord, waardoor ook de betekenis verandert. Het is 
een voorbeeld van hoe Reus de productie en afwerking 
van haar werken uitvoert met minutieuze precisie, waarbij 
handmatige en industriële processen worden gebruikt. 
Sommige objecten lijken op readymades, maar alles is 
nauwkeurig aangepast of gemanipuleerd. Deze vorm 
van hermaken leidt ertoe dat de objecten zich kunnen 
relateren aan hun functionele aspecten, maar toch uit 
hun functionele of dienstbare rol kunnen stappen. Door 
verschillende versies van zichzelf te ‘acteren’ verkrijgen ze 
een bepaalde autonomie en zelfbeschikking. 

Voor de tentoonstelling When Things Are 
Beings is gekozen voor een selectie van drie Settings-
wandsculpturen, die zowel binnen als buiten de 
tentoonstellingsruimte op ooghoogte zijn geplaatst. Van 
dichtbij bekeken vallen kleine 3D-geprinte dagelijkse 
objecten op, zoals een kurkentrekker, een gootsteenplug 
en een luchtverfrissers voor in de auto, ingebed in kleine 
uitsparingen in het stalen oppervlak van de borden. Net als 
de plaatskaartjes waarmee de tafelschikking voor een diner 
wordt aangegeven (vandaar de titel Settings) worden deze 
sculpturen replica’s – of eigenlijk performers – van zichzelf. 
Beladen met meerdere lagen van referenties en symboliek 
nemen de objecten in Settings een open en hybride 
identiteit aan, met een abstracte en associatieve esthetiek. 
Bij plaatsing op ooghoogte lijken ze te vervormen tot 
gezichten die ons terug aanstaren met een observerende, 
misschien zelfs surveillerende houding.

Door een zekere animatie die hierbij in het 
werk ontstaat, dwingt het ons om onze ideeën te bevragen 
rond de mogelijkheid van levenloze dingen en hoe deze 
ook in staat zijn te handelen, reageren en communiceren. 
De materialen in Reus’ sculpturen zijn weliswaar 
bewegingloos, ze zijn echter ook beladen met vitaliteit en 
vibratie door de poëtische verschuiving van betekenissen. 
Ze verwerpen de grenzen en sociale constructies tussen 

het menselijke en het niet-menselijke of levenloze. Haar 
werk gaat een relatie aan met een omgeving die betrekking 
heeft op de menselijke productie- en consumptiecultuur en 
de rijke opbrengsten van de materiële wereld, evenals de 
duidelijke rol die dit speelt in onze dagelijkse ervaring.

Magali Reus, Settings, 2019—2021. Mixed-
media-wandsculpturen. Met dank aan de 
kunstenaar, The Approach, Londen (GB), en 
Galerie Fons Welters, Amsterdam (NL). Foto: 
Mark Dalton.
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de oppervlakken van de objecten. Dit resulteert in een 
verschuiving van de originele functie of doelstelling van 
het bord, waardoor ook de betekenis verandert. Het is 
een voorbeeld van hoe Reus de productie en afwerking 
van haar werken uitvoert met minutieuze precisie, waarbij 
handmatige en industriële processen worden gebruikt. 
Sommige objecten lijken op readymades, maar alles is 
nauwkeurig aangepast of gemanipuleerd. Deze vorm 
van hermaken leidt ertoe dat de objecten zich kunnen 
relateren aan hun functionele aspecten, maar toch uit 
hun functionele of dienstbare rol kunnen stappen. Door 
verschillende versies van zichzelf te ‘acteren’ verkrijgen ze 
een bepaalde autonomie en zelfbeschikking. 

Voor de tentoonstelling When Things Are 
Beings is gekozen voor een selectie van drie Settings-
wandsculpturen, die zowel binnen als buiten de 
tentoonstellingsruimte op ooghoogte zijn geplaatst. Van 
dichtbij bekeken vallen kleine 3D-geprinte dagelijkse 
objecten op, zoals een kurkentrekker, een gootsteenplug 
en een luchtverfrissers voor in de auto, ingebed in kleine 
uitsparingen in het stalen oppervlak van de borden. Net als 
de plaatskaartjes waarmee de tafelschikking voor een diner 
wordt aangegeven (vandaar de titel Settings) worden deze 
sculpturen replica’s – of eigenlijk performers – van zichzelf. 
Beladen met meerdere lagen van referenties en symboliek 
nemen de objecten in Settings een open en hybride 
identiteit aan, met een abstracte en associatieve esthetiek. 
Bij plaatsing op ooghoogte lijken ze te vervormen tot 
gezichten die ons terug aanstaren met een observerende, 
misschien zelfs surveillerende houding.

Door een zekere animatie die hierbij in het 
werk ontstaat, dwingt het ons om onze ideeën te bevragen 
rond de mogelijkheid van levenloze dingen en hoe deze 
ook in staat zijn te handelen, reageren en communiceren. 
De materialen in Reus’ sculpturen zijn weliswaar 
bewegingloos, ze zijn echter ook beladen met vitaliteit en 
vibratie door de poëtische verschuiving van betekenissen. 
Ze verwerpen de grenzen en sociale constructies tussen 

het menselijke en het niet-menselijke of levenloze. Haar 
werk gaat een relatie aan met een omgeving die betrekking 
heeft op de menselijke productie- en consumptiecultuur en 
de rijke opbrengsten van de materiële wereld, evenals de 
duidelijke rol die dit speelt in onze dagelijkse ervaring.

Magali Reus, Settings, 2019 - 2021. Mixed me-
dia wandsculpturen. Met dank aan de kunste-
naar, The Approach, Londen (GB), en Galerie 
Fons Welters, Amsterdam (NL). Foto: Mark 
Dalton.

Magali Reus, Settings, 2019 - 2021. Mixed me-
dia wandsculpturen. Met dank aan de kunste-
naar, The Approach, Londen (GB), en Galerie 
Fons Welters, Amsterdam (NL). Foto: Mark 
Dalton.
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HOME 404

Mediakunstenaar en ontwerper Sondi (Anke Sondi Rumohr) 
gebruikt nieuwe technologieën als gereedschap om vormen van 
storytelling te onderzoeken. Haar focus ligt bij 3D-animatie, die 
zij naast analoge technieken plaatst. Sondi onderzoekt het begrip 
worldbuilding buiten het witte patriarchaat. Ze onderzoekt nieuwe 
manieren van zijn in hybride ruimtes en gebruikt de verbeelding 
als een strategie voor verzet en als instrument voor bevrijding. 

SONDI

Home 404 (2022) door Sondi (Anke Sondi 
Rumohr) is een video-installatie die het begrip van ‘thuis’ 
en diasporische identiteit heroverweegt. Sondi gebruikt 
nieuwe technologieën als gereedschap voor onderzoek 
en storytelling, met een focus op 3D-software. Haar werk 
is vaak geïnspireerd door de esthetiek van populaire 
media, zoals videogames, omdat de manier waarop we dit 
entertainment consumeren veel zegt over hoe we mensen 
zien en hoe we worden gerepresenteerd.

Sondi onderzoekt concepten van fictie en 
worldbuilding en creëert hybride ruimtes buiten het witte 
patriarchaat. Deze daad transformeert verbeelding tot een 
vorm van verzet, en schept zo ruimte voor heling.

Home 404 is een driekanaals video-installatie 
die bestaat uit drie schermen met 3D-animaties, omringd 
door keramiek dat door de tentoonstellingsruimte 

2022
Driekanaals video-installatie bestaande uit keramiek en 3D-animatie.
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verspreid is. De keramische werken vertegenwoordigen 
verschillende soorten objecten uit Kameroen, die Sondi 
vanuit haar herinnering vormde en opbouwde. Met drie 
digitale maskers waarmee het publiek kan interacteren, 
nodigt het werk alle toeschouwers uit om het verhaal 
vanuit hun eigen perspectief te ervaren, terwijl ze zich 
door dat verhaal begeven. Dit benadrukt de hybriditeit 
van identiteit, vooral in relatie tot diaspora. Tijdens 
het bewegen van het eerste naar het tweede masker 
ervaart de bezoeker een aanmoediging om het begrip 
‘ontheemding’ te verkennen, net als het verlies van het 
moederland en veranderlijke ideeën over de betekenis 
van ‘thuis’. Door ervoor te zorgen dat meerdere mensen 
kunnen interacteren met de maskers stelt Sondi vragen 
over het eigendom van cultureel erfgoed.

Het werk is een reconstructie van 
herinneringen aan Sondi’s thuis in Kameroen, 
geïnspireerd door rituelen die worden belichaamd 
als door geesten bewoonde maskers. De installatie 
is een fantasierijke en visuele herinnering aan 
‘thuis’, die suggereert dat dit een dynamische, zich 
altijd ontwikkelende non-ruimte zou kunnen zijn, 
geconstrueerd door geschiedenis, taal, cultuur, muziek 
en, boven alles, herinnering. Deze vloeibaarheid van 
thuis wordt benadrukt door de constante beweging van 
het digitale landschap. Objecten en ruimtes verschijnen 
en verdwijnen, veranderen van gedaante en wijzen 
op de gefragmenteerde en subjectieve aard van het 
geheugen. Het resultaat is een virtueel droomlandschap 
dat onderzoek doet naar diasporische identiteiten en 
herinneringen die weerklinken in de fysieke ruimte, de 
digitale ruimte en (zo suggereert Sondi) de non-ruimte, 
of de denkbeeldige ruimte waarin de non-ruimte bestaat. 
Zo creëert Home 404 nieuwe manieren van zijn, waarin 
de verbeelding een instrument van bevrijding wordt.

Sondi, (detail) Home 404, 2022. Driekanaals vid-
eo-installatie bestaande uit keramiek en 3D-ani-
matie. Met dank aan de kunstenaar.
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verspreid is. De keramische werken vertegenwoordigen 
verschillende soorten objecten uit Kameroen, die Sondi 
vanuit haar herinnering vormde en opbouwde. Met drie 
digitale maskers waarmee het publiek kan interacteren, 
nodigt het werk alle toeschouwers uit om het verhaal 
vanuit hun eigen perspectief te ervaren, terwijl ze zich 
door dat verhaal begeven. Dit benadrukt de hybriditeit 
van identiteit, vooral in relatie tot diaspora. Tijdens 
het bewegen van het eerste naar het tweede masker 
ervaart de bezoeker een aanmoediging om het begrip 
‘ontheemding’ te verkennen, net als het verlies van het 
moederland en veranderlijke ideeën over de betekenis 
van ‘thuis’. Door ervoor te zorgen dat meerdere mensen 
kunnen interacteren met de maskers stelt Sondi vragen 
over het eigendom van cultureel erfgoed.

Het werk is een reconstructie van 
herinneringen aan Sondi’s thuis in Kameroen, 
geïnspireerd door rituelen die worden belichaamd 
als door geesten bewoonde maskers. De installatie 
is een fantasierijke en visuele herinnering aan 
‘thuis’, die suggereert dat dit een dynamische, zich 
altijd ontwikkelende non-ruimte zou kunnen zijn, 
geconstrueerd door geschiedenis, taal, cultuur, muziek 
en, boven alles, herinnering. Deze vloeibaarheid van 
thuis wordt benadrukt door de constante beweging van 
het digitale landschap. Objecten en ruimtes verschijnen 
en verdwijnen, veranderen van gedaante en wijzen 
op de gefragmenteerde en subjectieve aard van het 
geheugen. Het resultaat is een virtueel droomlandschap 
dat onderzoek doet naar diasporische identiteiten en 
herinneringen die weerklinken in de fysieke ruimte, de 
digitale ruimte en (zo suggereert Sondi) de non-ruimte, 
of de denkbeeldige ruimte waarin de non-ruimte bestaat. 
Zo creëert Home 404 nieuwe manieren van zijn, waarin 
de verbeelding een instrument van bevrijding wordt.

Sondi, (detail) Home 404, 2022. Driekanaals vid-
eo-installatie bestaande uit keramiek en 3D-ani-
matie. Met dank aan de kunstenaar.

Sondi, (detail) Home 404, 2022. Driekanaals vid-
eo-installatie bestaande uit keramiek en 3D-ani-
matie. Met dank aan de kunstenaar.



A
M

Y
 S

U
O

 W
U

 &
 EL


A

INE


 W
. H

O
18

0

radio SLUMBER

Artistiek onderzoeksduo Elaine W. Ho en Amy Suo Wu deelt 
een veelkoppige praktijk die geluidswerk, tekst en textiel omvat. 
De complexe structuren van hun gedeelde affiniteiten komen 
samen in hun onversimpelbare worstelingen met diasporische 
geschiedenis, en in hun weigering om zich gemakzuchtig 
te laten categoriseren. Hun meest recente experimenten 
betreffen feministische arbeidspraktijken, de rituelen van het 
interpersoonlijke, en een verbreding van wat als ‘publiceren’ 
gezien wordt.

AMY SUO WU & ELAINE W. HO

radio SLUMBER vraagt of vrije rusttijd 
productief kan zijn door rust te gebruiken om voorbij de 
kapitalistische logica te denken, of het mogelijk is een 
plek te betreden waar inzichzelfgekeerdheid een vorm van 
verzet wordt, en of zelfzorg als een politieke daad gezien 
kan worden. De installatie begon als een serie fysieke 
bijeenkomsten die plaatsvonden in de winter van 2020, 
tijdens een werkperiode van de in Hong Kong werkende 
Elaine W. Ho en de in Rotterdam werkende Amy Suo Wu in 
de voormalige kunstruimte Motel Spatie in Arnhem. Deze 
informele bijeenkomsten (wegens covid zonder publiek) 
waren deels logeerpartij, deels sociale praktijk, deels 
‘diasporische coven’ en deels studiegroep. Ze creëerden 
een beschermende omgeving en waren gewijd aan 
specifieke, dringende kwesties, behoefte aan intimiteit en 
herbevestiging van vertrouwen. Op deze manier creëerden 
de activiteiten van radio SLUMBER – destijds onder de 
raadselachtige naam ‘PWSSSRFS’ – een moment voor een 

2022
Mixed media installatie met multikanaals audio en textiel
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groep vrouwelijke kunstenaars, activisten en academici 
van de diaspora om gesprekken te hebben over de relatie 
tussen sociale en persoonlijke worstelingen, en om 
diasporische en andere ervaringen uit te wisselen. Naast 
een plek voor intimiteit in de fysieke zin – gecreëerd door 
het gebruik van comfortabele stoffen en bedlakens – was 
radio SLUMBER ook betrokken bij gedeelde maaltijden en 
experimentele leer- en ontspanningsactiviteiten, zoals de 
zelf ontworpen geleide meditatie genaamd Racial Facial.

Naast de installatie die in het Stedelijk 
Museum Amsterdam gepresenteerd wordt, neemt 
radio SLUMBER ook de vorm aan van een serie radio-
uitzendingen (of wat ze ‘auditieve seances’ noemen), en 
een online grimoire (handleiding voor magie) die pleit 
voor rust, zelfzorg, en roddel als informele modellen voor 
kennisproductie.1 De audio werd oorspronkelijk door vier 
radiostations uitgezonden in drie dagen in 2020 rond het 
nieuwe maanjaar – in Hong Kong, Amsterdam, Utrecht 
en Wenen. Deze audiocollectie functioneert nu als een 
immersief textiel- en tekstarchief van de eerste fysieke 
bijeenkomsten die plaatsvonden tijdens de pandemie. Deze 
urenlange auditieve artefacten verzetten zich tegen lineaire 
consumptie, en bieden in plaats daarvan een meeslepende 
wandeling langs informatiebubbels en academische 
discussies, afgewisseld met poëzie, persoonlijke verhalen 
en ervaringen, en fragmenten van ASMR-opnames en 
mukbang-eetshows.

Wu en Ho koesteren hun collectiviteit 
in doorlopende ‘onderhandelingen over zorg’, die 
plaatsvinden via de media, geluid, het geschreven woord 
en textiel. Hun experimentele en subversieve publicaties 
bouwen voort op vormen van feministische werkpraktijken, 
die rituelen van het interpersoonlijke en de snijvlakken van 
tekst en textiel verkennen. Ze voelen zich aangetrokken 
door Silvia Federici’s herdefiniëring van roddel als het 
delen van informele kennis binnen vriendschappen tussen 

1	 ‘Radio Slumber’ https://radioslumber.net.

vrouwen. Hun radio SLUMBER opent een ruimte voor 
‘anderzijdse’ roddel,2 als een politieke daad van solidariteit 
te midden van patriarchale systemen3, waarbij de makers 
zich afvragen of zo’n groepsgebeuren als een informele 
omgeving voor kennisproductie kan dienen. De praktijk 
van het delen van informatie tussen vrouwen en hun 
vrienden was en blijft cruciaal voor de totstandkoming 
van intimiteit en verbinding. De urgentie van zorgethiek 
wordt bijzonder duidelijk in tijden van crisis en onrust. 
radio SLUMBER ziet af van productiviteit en performance, 
en kiest ervoor om juist gebaren van vriendschap, rust 
en solidariteit te belichamen, via vertraging en verzet 
tegen door kapitalisme gevoede schuldgevoelens rondom 
productiviteit.

Met deze versie van radio SLUMBER, als een 
installatie die nu open is voor het publiek, bieden Wu en 
Ho een ‘diasporische’ sessie die zowel rust als verstoring 
aanbrengt in een tentoonstellingsbezoek. De kunstenaars 
delen hun onderkomen met museumbezoekers en nodigen 
hen uit om te gaan zitten, hun alertmodus uit te zetten, en 
de politieke kracht van intiem gedeelde vriendschappen te 
overdenken.

2	 Federici, Silvia, Witches, Witch-Hunting, and Women (Oakland, 
CA: PM Press, 2018). 

3	 Het woord ‘otherwise’ (anderzijds) wordt hier, zoals voorgesteld 
door Elisabeth Povinelli, gehanteerd voor het openen van mogelijkheden 
buiten traditionele begrippen, zonder daarbij het woord ‘alternatief’ te ge-
bruiken.

Amy Suo Wu & Elaine W. Ho, (detail) radio 
SLUMBER, 2022. Mixed media installatie met 
multikanaals audio en textiel. Met dank aan de 
kunstenaars.

https://radioslumber.net
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groep vrouwelijke kunstenaars, activisten en academici 
van de diaspora om gesprekken te hebben over de relatie 
tussen sociale en persoonlijke worstelingen, en om 
diasporische en andere ervaringen uit te wisselen. Naast 
een plek voor intimiteit in de fysieke zin – gecreëerd door 
het gebruik van comfortabele stoffen en bedlakens – was 
radio SLUMBER ook betrokken bij gedeelde maaltijden en 
experimentele leer- en ontspanningsactiviteiten, zoals de 
zelf ontworpen geleide meditatie genaamd Racial Facial.

Naast de installatie die in het Stedelijk 
Museum Amsterdam gepresenteerd wordt, neemt 
radio SLUMBER ook de vorm aan van een serie radio-
uitzendingen (of wat ze ‘auditieve seances’ noemen), en 
een online grimoire (handleiding voor magie) die pleit 
voor rust, zelfzorg, en roddel als informele modellen voor 
kennisproductie.1 De audio werd oorspronkelijk door vier 
radiostations uitgezonden in drie dagen in 2020 rond het 
nieuwe maanjaar – in Hong Kong, Amsterdam, Utrecht 
en Wenen. Deze audiocollectie functioneert nu als een 
immersief textiel- en tekstarchief van de eerste fysieke 
bijeenkomsten die plaatsvonden tijdens de pandemie. Deze 
urenlange auditieve artefacten verzetten zich tegen lineaire 
consumptie, en bieden in plaats daarvan een meeslepende 
wandeling langs informatiebubbels en academische 
discussies, afgewisseld met poëzie, persoonlijke verhalen 
en ervaringen, en fragmenten van ASMR-opnames en 
mukbang-eetshows.

Wu en Ho koesteren hun collectiviteit 
in doorlopende ‘onderhandelingen over zorg’, die 
plaatsvinden via de media, geluid, het geschreven woord 
en textiel. Hun experimentele en subversieve publicaties 
bouwen voort op vormen van feministische werkpraktijken, 
die rituelen van het interpersoonlijke en de snijvlakken van 
tekst en textiel verkennen. Ze voelen zich aangetrokken 
door Silvia Federici’s herdefiniëring van roddel als het 
delen van informele kennis binnen vriendschappen tussen 

1 ‘Radio Slumber’ https://radioslumber.net.

vrouwen. Hun radio SLUMBER opent een ruimte voor 
‘anderzijdse’ roddel,2 als een politieke daad van solidariteit 
te midden van patriarchale systemen3, waarbij de makers 
zich afvragen of zo’n groepsgebeuren als een informele 
omgeving voor kennisproductie kan dienen. De praktijk 
van het delen van informatie tussen vrouwen en hun 
vrienden was en blijft cruciaal voor de totstandkoming 
van intimiteit en verbinding. De urgentie van zorgethiek 
wordt bijzonder duidelijk in tijden van crisis en onrust. 
radio SLUMBER ziet af van productiviteit en performance, 
en kiest ervoor om juist gebaren van vriendschap, rust 
en solidariteit te belichamen, via vertraging en verzet 
tegen door kapitalisme gevoede schuldgevoelens rondom 
productiviteit.

Met deze versie van radio SLUMBER, als een 
installatie die nu open is voor het publiek, bieden Wu en 
Ho een ‘diasporische’ sessie die zowel rust als verstoring 
aanbrengt in een tentoonstellingsbezoek. De kunstenaars 
delen hun onderkomen met museumbezoekers en nodigen 
hen uit om te gaan zitten, hun alertmodus uit te zetten, en 
de politieke kracht van intiem gedeelde vriendschappen te 
overdenken.

2 Federici, Silvia, Witches, Witch-Hunting, and Women (Oakland, 
CA: PM Press, 2018). 

3 Het woord ‘otherwise’ (anderzijds) wordt hier, zoals voorgesteld 
door Elisabeth Povinelli, gehanteerd voor het openen van mogelijkheden 
buiten traditionele begrippen, zonder daarbij het woord ‘alternatief’ te ge-
bruiken.

Amy Suo Wu & Elaine W. Ho, (detail) radio 
SLUMBER, 2022. Mixed media installatie met 
multikanaals audio en textiel. Met dank aan de 
kunstenaars.

Amy Suo Wu & Elaine W. Ho, (detail) radio 
SLUMBER, 2022. Mixed media installatie met 
multikanaals audio en textiel. Met dank aan de 
kunstenaars.
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COVERT EIGHT IMMORTALS 
‘AN BA XIAN’

Wei Yangs werk vindt inspiratie in het diasporische collectieve 
geheugen en stapelt mythe, geschiedenis en huiselijkheid om 
transculturele beelden te creëren. Gebruikmakend van materialen 
die zich dichtbij het lichaam en thuis bevinden, portretteert en 
herinterpreteert hij het huiselijke als een plaats van verzet, waar 
andersheid vervaagt en dominante verhalen worden uitgedaagd.

WEI YANG

Na zijn verhuizing naar Europa raakte 
Wei Yang geïntrigeerd door de alomtegenwoordige 
verstrengeling van moderniteit en kolonialiteit in de 
Europese samenleving, en voelde zich gedreven om in 
zijn praktijk het begrip ‘diaspora’ te onderzoeken. Yang 
creëert hybride ruimtes die binaire genderverhoudingen en 
begrippen als ras en klasse verstoren, en de locatie van het 
normatieve bevragen. Regelmatig vindt Wei inspiratie in 
het Chinese collectieve geheugen en in Aziatische verhalen 
en mythologie. Hij bestudeert de queer worsteling in de 
zoektocht naar gemeenschap in het China van vandaag. 
Zo maakt Yang zijn sculpturen met huishoudmaterialen 
en doe-het-zelftechnieken, en bevraagt daarmee de 
constructie van waarde (materieel of anderszins) en de 
symbolen van autoriteit.

Diaspora’s benadrukken de vloeibare aard 
van identiteit en culturele uitwisseling, en het object dat 

2022
Sculptuur gemaakt van papier mache, metaal en hout.
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Yang voor deze tentoonstelling creëerde symboliseert 
een nieuw soort culturele smeltkroes. Het verwijst naar 
de specifieke subcultuur van de Peranakan-bevolking, 
afstammelingen van handelaars uit de zuidelijke provincies 
van China die migreerden naar de Indonesische archipel 
en vaak met lokale vrouwen trouwden.1 Dit resulteerde 
in een subcultuur die Chinese en Indonesische gebruiken 
en tradities vermengde. De koloniale machthebbers 
onderdrukten de Peranakan door hun het zwijgen op te 
leggen en door gedwongen assimilatie. Er overleefden 
slechts sporen van hun culturele identiteit. Het 
discriminatoire anti-Chinese politieke klimaat bleef hen 
achtervolgen, zelfs nadat Indonesië onafhankelijk werd. 
Yang, die van Chinese in plaats van Chinees-Indonesische 
afkomst is, benut dit project om aandacht te vragen voor 
hun geschiedenis en de archiefnormativiteit.

Yang vond inspiratie in een zilveren betel-
set uit de collectie van het Nationaal Museum van 
Wereldculturen (NMVW), die in 2015-2016 getoond werd 
in de tentoonstelling Connecting Cultures: Chinese 
from Indonesia in the Netherlands, samengesteld door 
Francine Brinkgreve en Johanna Leijfeldt. Het kauwen 
van de betelnoot voor zijn licht stimulerende effect is 
een wijdverspreid gebruik in Zuidoost-Azië. De zilveren 
doosjes in een betel-set bevatten de ingrediënten voor een 
preparaat van betelnoot (afkomstig van de areca-palm), de 
bladeren van de beteltak (sirih), en gebluste kalk. Aan dit 
mengsel wordt soms tabak of extracten van andere planten 
toegevoegd. Betel-sets speelden vaak een rol in rituelen 
en werden op speciale plekken in het huis bewaard, als 
bescherming tegen kwaadaardige geesten.

De gewoonte betel te kauwen was wijdverspreid 
in de Indonesische archipel, en werd overgenomen door 

1	 Peranakan-Chinese mannen trouwden met Indonesische vrouwen 
– China stond de migratie van Chinese vrouwen tot 1860 niet toe. Emigratie 
vanuit China groeide in de periode van 1860 tot 1925, toen Chinese vrouwen 
ook het land mochten verlaten.

de Chinese gemeenschappen die daar leefden.2 Chinese 
ambachtslieden begonnen de Javaanse zilveren houders 
aan te passen met hun eigen technieken en decoreerden 
de in Indonesische stijl ontworpen betel-sets met Chinese 
motieven. Met Covert Eight Immortals ‘An Ba Xian’ 
presenteert Wei Yang een nieuwe, uitvergrote toe-eigening 
van de vorm van de betelblad-houder, gebruikmakend van 
huishoudelijke of goedkope materialen zoals kippengaas 
en aluminiumfolie in plaats van Indonesisch zilver, om 
de innerlijke structuur van het object op te bouwen. Hij 
bedekte de structuur met papier-maché, vermengd met 
materialen uit Aziatische supermarkten in het Chinatown 
van Amsterdam, en omhult zo de betel-doos (ofwel 
smeltkroes) met een nieuwe culturele huid.

2	 Het gebruik van het menginan, ofwel betelnoot-kauwen, dateert 
van meer dan 3.000 jaar geleden en is nog altijd wijdverspreid in ge-
meenschappen overal in Indonesië, met name op Java en Bali, evenals in 
Maleisië. Chinese reizigers beschreven de consumptie van betel al in de 2e 
eeuw voor Christus.

Wei Yang, (detail) Covert Eight Immortals ‘An Ba 
Xian’, 2022, courtesy de tentoonstellingmaker.
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Yang voor deze tentoonstelling creëerde symboliseert 
een nieuw soort culturele smeltkroes. Het verwijst naar 
de specifieke subcultuur van de Peranakan-bevolking, 
afstammelingen van handelaars uit de zuidelijke provincies 
van China die migreerden naar de Indonesische archipel 
en vaak met lokale vrouwen trouwden.1 Dit resulteerde 
in een subcultuur die Chinese en Indonesische gebruiken 
en tradities vermengde. De koloniale machthebbers 
onderdrukten de Peranakan door hun het zwijgen op te 
leggen en door gedwongen assimilatie. Er overleefden 
slechts sporen van hun culturele identiteit. Het 
discriminatoire anti-Chinese politieke klimaat bleef hen 
achtervolgen, zelfs nadat Indonesië onafhankelijk werd. 
Yang, die van Chinese in plaats van Chinees-Indonesische 
afkomst is, benut dit project om aandacht te vragen voor 
hun geschiedenis en de archiefnormativiteit.

Yang vond inspiratie in een zilveren betel-
set uit de collectie van het Nationaal Museum van 
Wereldculturen (NMVW), die in 2015-2016 getoond werd 
in de tentoonstelling Connecting Cultures: Chinese 
from Indonesia in the Netherlands, samengesteld door 
Francine Brinkgreve en Johanna Leijfeldt. Het kauwen 
van de betelnoot voor zijn licht stimulerende effect is 
een wijdverspreid gebruik in Zuidoost-Azië. De zilveren 
doosjes in een betel-set bevatten de ingrediënten voor een 
preparaat van betelnoot (afkomstig van de areca-palm), de 
bladeren van de beteltak (sirih), en gebluste kalk. Aan dit 
mengsel wordt soms tabak of extracten van andere planten 
toegevoegd. Betel-sets speelden vaak een rol in rituelen 
en werden op speciale plekken in het huis bewaard, als 
bescherming tegen kwaadaardige geesten.

De gewoonte betel te kauwen was wijdverspreid 
in de Indonesische archipel, en werd overgenomen door 

1 Peranakan-Chinese mannen trouwden met Indonesische vrouwen 
– China stond de migratie van Chinese vrouwen tot 1860 niet toe. Emigratie 
vanuit China groeide in de periode van 1860 tot 1925, toen Chinese vrouwen 
ook het land mochten verlaten.

de Chinese gemeenschappen die daar leefden.2 Chinese 
ambachtslieden begonnen de Javaanse zilveren houders 
aan te passen met hun eigen technieken en decoreerden 
de in Indonesische stijl ontworpen betel-sets met Chinese 
motieven. Met Covert Eight Immortals ‘An Ba Xian’ 
presenteert Wei Yang een nieuwe, uitvergrote toe-eigening 
van de vorm van de betelblad-houder, gebruikmakend van 
huishoudelijke of goedkope materialen zoals kippengaas 
en aluminiumfolie in plaats van Indonesisch zilver, om 
de innerlijke structuur van het object op te bouwen. Hij 
bedekte de structuur met papier-maché, vermengd met 
materialen uit Aziatische supermarkten in het Chinatown 
van Amsterdam, en omhult zo de betel-doos (ofwel 
smeltkroes) met een nieuwe culturele huid.

2 Het gebruik van het menginan, ofwel betelnoot-kauwen, dateert 
van meer dan 3.000 jaar geleden en is nog altijd wijdverspreid in ge-
meenschappen overal in Indonesië, met name op Java en Bali, evenals in 
Maleisië. Chinese reizigers beschreven de consumptie van betel al in de 2e 
eeuw voor Christus.

(Detail) zilveren sirihbladkoker, collectie Nation-
aal Museum van Wereldculturen. Referentie 
voor: Wei Yang, Covert Eight Immortals ‘An Ba 
Xian’, 2022. 

(Detail) zilveren sirihbladkoker, collectie Nation-
aal Museum van Wereldculturen. Referentie 
voor: Wei Yang, Covert Eight Immortals ‘An Ba 
Xian’, 2022. 
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PUBLIEKSPROGRAMMA

Zondag 27 november 2022

Drie performances die deel uitmaken van de tentoonstelling 
vinden plaats op zondag 27 november, tijdens het 
openingsweekend. 

Jae Pil Eun zal zijn performance Blue Moon uitvoeren om zijn 
installatie in de tentoonstelling te ‘activeren’. Het vertelt het 
verhaal van de reflectie van de maan in water: die is zo mooi, dat 
mensen haar proberen vast te pakken, waardoor het water gaat 
rimpelen en de reflectie verdwijnt.

De performance van Antonio Jose Guzman & Iva Jankovic neemt 
de vorm aan van een Afrofuturistische processie, en Ginevra 
Petrozzi houdt tarot-achtige lezingen in het museum.

Zaterdag 11 februari 2023 
Boekpresentatie, filmvertoningen en artist talks

Een hele dag in het teken van de tentoonstelling When Things 
Are Beings. Met diverse evenementen waarin door verschillende 
ontwerpers en kunstenaars uit de tentoonstelling dieper wordt 
ingegaan op de achtergrond van de projecten.

Vrijdag 27 januari, 24 februari, 31 maart 2023 
Readings

Ginevra Petrozzi voert Digital Esoterism uit in groepsverband of 
een-op-een. Het lezen van tarotkaarten is bekend uit de spirituele 
praktijk. Petrozzi putte uit deze traditie voor een installatie met 
antieke stoelen en een tafel, waaraan zij tarot-achtige lezingen 
geeft met behulp van de smartphone van de bezoeker in plaats 
van kaarten.

Zondag 2 april 2023

Antonio Jose Guzman & Iva Jankovic voeren Messengers of 
the Sun een tweede keer op tijdens het slotweekend van de 
tentoonstelling. Deze Afrofuturistische ceremoniële optocht 
vertelt een mythisch verhaal over de ‘boodschappers van de 
zon’, de verloren kinderen van de profeet Sun Ra. Zij leven 
in het zonnestelsel Sirius-B — hun voorouders zijn daarheen 
gemigreerd in tijden van onrust in Sub-Sahara-Afrika.

Audiotour 
Soundcloud 

Gratis audiotour beschikbaar in het Nederlands en Engels 
ingesproken door Ikenna Azuike en Zaïre Krieger. Verkrijgbaar bij 
de entree van de tentoonstelling en online: https://on.soundcloud.
com/KCZTf

https://on.soundcloud.com/KCZTf
https://on.soundcloud.com/KCZTf
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Made Ngurah Amanda Pinatih (b. 1987) 

is kunsthistoricus, curator en promovendus. Als conservator 
Vormgeving bij het Stedelijk Museum Amsterdam biedt zij nieuwe 
perspectieven op de omvangrijke vormgevingscollectie. Haar 
experimentele werkwijze wordt gedreven door haar interesse in 
het ontwikkelen van nieuwe vormen van kennisoverdracht en door 
te onderzoeken hoe historische collecties jonge en toekomstige 
generaties kunnen aanspreken. Pinatih’s tentoonstellingen en 
projecten verkennen de intersecties van sociale, politieke, (de)
koloniale, ecologische en economische kwesties. Als externe 
promovendus aan de Vrije Universiteit van Amsterdam 
onderzoekt ze de potenties van Indonesische objecten in sociaal-
politieke betwistingen rondom gevoelens van thuishoren voor 
diasporagemeenschappen. Amanda Pinatih is ook medeoprichter 
van het Design Museum Dharavi in Mumbai, het eerste museum 
in zijn soort dat gevestigd is in deze informele wijk in de stad.

Britte Sloothaak (b. 1984)

is kunsthistoricus, curator bij het Stedelijk Museum Amsterdam en 
als promovendus verbonden aan het Curatorial Research Collective 
van de TU/e. In haar projecten onderzoekt ze interdisciplinaire 
perspectieven op de constructie van kennis in musea voor 
moderne en hedendaagse kunst, met speciale belangstelling 
voor de bekende en onbekende gedeelde geschiedenis van 
Indonesië en Nederland in de collectie en tentoonstellingen van 
het Stedelijk. Deze interesse ontwikkelde ze tijdens het doen 
van archiefonderzoek en het maken van tentoonstellingen voor 
het museum, waaronder When Things are Beings. Voorstellen 
voor de Museumcollectie (2022-2023, met Amanda Pinatih) en In 
the Presence of Absence. Voorstellen voor de Museumcollectie 
(2020-2021, met Fadwa Naamna). Momenteel ontwikkelt ze het 
theoretisch kader voor haar promotieonderzoek, hierbij richt ze zich 
op de verschillen in denken over kunstgeschiedenis, cultuurtheorie 
en erfgoedstudies, en hoe deze discrepanties hebben geleid tot 
mechanismen van uitsluiting in kunstmusea.

Mira Asriningtyas (b. 1986) 

is een onafhankelijk curator en schrijver. Ze voltooide het 
De Appel Curatorial Program in 2017 (Amsterdam) en RAW 
Academie 6: CURA in 2019 (Dakar). In haar curatorische praktijk 
combineert Asriningtyas haar interesse in zowel collectieve 
tegengeschiedenissen als het in kaart brengen van anomalieën 
in het dagelijks leven, gebaseerd op sociaal-politieke discussies 
rond gelijke toegang, locatiegebondenheid en postkolonialisme. 
Ze stelde tentoonstellingen en publieksprogramma’s samen op 
externe locaties en bij kunstinstellingen als De Appel Art Center 
(Amsterdam); Stedelijk Museum Amsterdam; FSRR (Turijn); 
KKF (Yogyakarta); ISCP (New York); en MAIIAM Contemporary 
Art Museum (Chiang Mai). In 2011 was Mira Asriningtyas 
medeoprichter van LIR Space in Yogyakarta, Indonesië, en 
in 2017 startte ze het tweejaarlijkse locatiegebonden project 
900mdpl in Kaliurang, Indonesië. Daarvoor nodigt ze lokale en 
internationale kunstenaars uit voor een onderzoeks-residency, om 
een maatschappelijk betrokken archief te creëren van dit dorp aan 
de voet van de vulkaan Mount Merapi. De derde editie, 900mdpl: 
Genealogy of Ghosts and How to Live with Them, liep van juni tot 
juli 2022.

Jasmijn Mol (b. 1996) 

is kunsthistoricus, schrijver, redacteur en werkte als stagiair mee 
aan de tentoonstelling When Things are Beings. Voorstellen 
voor de Museumcollectie in het Stedelijk Museum Amsterdam. 
Haar belangstelling gaat uit naar trans-historische en paradoxale 
concepten, zoals het gebruik van historisch materiaal en 
archiefmateriaal in hedendaagse kunstpraktijken. Ze is daarnaast 
geïnteresseerd in oude occulte praktijken als oplossingen voor 
hedendaagse vraagstukken. De laatste tijd is haar onderzoek 
verschoven naar spiritualiteit in het tijdperk van big data en 
surveillancekapitalisme, waarbij ze concepten rond cyberhekserij 
en occultisme in de techno-kapitalistische omgeving onderzoekt.
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Colofon

Deze publicatie is uitgegeven ter gelegenheid van de tentoonstelling When Things are 
Beings. Voorstellen voor de Museumcollectie, Stedelijk Museum Amsterdam, 26 november 
2022 t/m 10 april 2023.

Tentoonstelling

Ontwerpers en kunstenaars: Ayo / James Beckett / Yinka Buutfeld / Jae Pil Eun / Eric Giraudet 
de Boudemange / Laurids Gallée / Antonio Jose Guzman & Iva Jankovic / Seán Hannan / 
Hatutamelen / Saskia Noor van Imhoff / Iris Kensmil / Sebastian Koudijzer / Marcos Kueh / 
Aram Lee / Shani Leseman / Sabine Marcelis / Chequita Nahar / Ana Navas / Wendy Owusu / 
Ginevra Petrozzi / Magali Reus / Sondi / Amy Suo Wu & Elaine W. Ho / Wei Yang
 
Curatoren: Amanda Pinatih en Britte Sloothaak
Projectmanager: Niels Staats
Projectmedewerker: Marieke van den Belt
Floormanager: Marc Claeijs
Registrar: Katinka Duffhuis
 
Tentoonstellingsontwerp: Studio L A (Lorien Beijaert, Arna Mackic en Quita Schabracq)
Grafisch ontwerp: Eva Heisterkamp
 
Jury: Aric Chen (Het Nieuwe Instituut), Roos Gortzak (Vleeshal), Prince Malik Jewiti-R (Art-
skop3437), Aude Christel Mgba (independent curator) en curatoren Amanda Pinatih en Britte 
Sloothaak (Stedelijk Museum).
 
De tentoonstelling When Things Are Beings. Voorstellen voor de Museumcollectie is mede 
mogelijk gemaakt dankzij de steun van: 
 
Gemeente Amsterdam

Designstatement Studio The Future

Een boek is een medium. Het is opgebouwd uit pagina’s die achter elkaar zijn 
geplaatst. Het verschilt van de (online) scroll vanwege de mogelijkheid van het 
‘doorbladeren’. We stellen deze actie graag gelijk aan tijdreizen. De lezer is een 
passieve waarnemer, die met gemak van het ene punt in het boek naar het andere 
springt, achteruit of vooruit. Het is een hack om door lineariteit te navigeren. Dit in 
acht nemend kan een boek, wellicht, beschouwd worden als een magisch object.

In plaats van ons in dit project te concentreren op eventuele tekortkomingen van het 
digitale ‘boek’, hebben we van de gelegenheid gebruik gemaakt om na te denken 
over dit specifieke medium en te onderzoeken wat er mogelijk is binnen de digitale 
context. In essentie door te proberen een optische link tussen de pagina’s te creëren 
en zo de tactiliteit van de gedrukte vorm in het digitale landschap op te roepen. Wij 
doen dit door ons te concentreren op de ‘relationele’ aspecten van een boek - zeker 
niet toevallig lijken dezelfde aspecten door de werken, het essay en de visie van de 
curatoren vervlochten te zijn. Namelijk: transparantie, overlay en het verborgene.

Ongrijpbaarheid is een belangrijk thema in de tentoonstelling en de werken. 
Het gaat niet alleen om de fysieke vormen, maar om wat er in de lucht hangt: de 
vervreemdende aura’s van de objecten. Deze individuele aura’s vloeien in elkaar over 
en overlappen in betekenis en sentiment, tot een parallax waar het niet meer het een 
of het ander is. We weten dat het er is, maar het kan niet worden gezien of aangeraakt. 
Is dat ook niet de essentie van een digitaal boek?

partner

Publicatie

Concept: Amanda Pinatih en Britte Sloothaak (red.)
Met bijdragen van: Mira Asriningtyas, Jasmijn Mol, Amanda Pinatih en Britte 
Sloothaak
 
Senior redacteur: Gwen Parry
Coördinator: Valeria Mari
 
Grafisch ontwerp: Studio The Future (Vincent Schipper en Klara van Duijkeren) 
 
Tekstredactie: Steve Green en Janine Armin
Vertaling: Iris Brouwers, Steve Green en Laura Schuster
 
Het Stedelijk Museum wordt ondersteund door:
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