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INTRO
DUCTIE
Van 27 maart tot en met 3 november 2024 verwelkomt de Kust  
de achtste editie van Triënnale Beaufort. Beaufort24 presenteert  
hedendaagse kunst in het unieke decor van de Kust. 
 
Curator Els Wuyts zorgt voor de artistieke selectie.  
Het uitgangspunt in deze editie is de plek. De legendes,  
herinneringen, geschiedenissen, verhalen, mensen…  
van de gekozen publieke ruimtes vormen een breed inhoudelijk  
verhaal dat dient als grondslag.

In de negen deelnemende kustgemeenten zullen in totaal  
achttien nieuwe kunstwerken te zien zijn. Beaufort24  
is gratis en maakt kunst toegankelijk voor iedereen.  
De openluchttentoonstelling mikt op cultuurliefhebbers, inwoners, 
binnen- en buitenlandse toeristen en tweede verblijvers aan de Kust.
Het kunstproject geeft de Belgische Kust een internationale  
uitstraling en kiest voor kwalitatieve werken die ook op  
lange termijn geïntegreerd kunnen worden in de publieke ruimte  
en deel uitmaken van het Beaufort Beeldenpark. 

De voorbije zeven edities van Triënnale Beaufort leverden een  
permanent Beeldenpark op dat intussen tweeënveertig werken telt. 
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CONCEPT
FABRIC OF
LIFE
Beaufort24 vertrekt vanuit het idee van een vanzelfsprekende  
verbondenheid: ‘Fabric of Life’ fungeert als een uitgangspunt,  
een rode draad, een vlechtwerk van verschillende lijnen en vezels, 
richtingen en patronen. Tegelijkertijd biedt deze metafoor van een 
weefsel een kans om een aantal aspecten van de huidige werkelijk-
heid te doorgronden, de gedeelde publieke ruimte in onze nabije  
omgeving opnieuw onder ogen te zien en te koppelen aan vele  
mogelijke werelden, voorspellingen en verlangens. 

Wat leeft er in de verschillende gemeenten langs deze kustlijn  
aan de Noordzee? Wat houdt de gemoederen bezig? Welke legendes, 
geschiedenissen en vertellingen omringen specifieke locaties?  
Welke kunststromingen hebben er gefloreerd en blijven resoneren in 
het hedendaagse kunstenveld? En welke mensen, planten of dieren, 
van vroeger of vandaag, laten er nog steeds hun sporen na? 

De reeks concrete plekken tussen De Panne en Knokke-Heist  
zijn de uitgelezen aanleidingen om ogenschijnlijk onzichtbare  
verbanden te leggen, onvermoede bruggen te bouwen en  
een onmiskenbaar aanwezig web te laten spreken. 
Want ook hier en nu blijkt iedereen wezenlijk verbonden te zijn  
en lijkt het wel of alles overal tegelijk kan bestaan en naadloos  
verstrengeld is in harmonie met zowel verre als nabije dingen en  
wezens. En hoewel er rond verhalen over natuur, erfgoed en  
architectuur of levendige herinneringen aan historische gebeurtenissen 
contouren kunnen bestaan, vloeien sociale, culturele en ideologische 
grenzen tegelijk in elkaar over. Er is ruimte om te bewegen in  
tentakels, in netwerken van zorg, waarin alle levensvormen op elkaar 
inhaken in een dynamisch proces van onderlinge afhankelijkheid. 
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CONCEPT
FABRIC OF
LIFE
De achtste editie van Triënnale Beaufort is dan ook een  
uitnodiging om bepaalde perspectieven of gekende verschijnings-
vormen te ontvouwen en dat weefsel van relaties, slierten, lussen, 
vlechten, kabels, zwermen en schubben te ontknopen.  
Net zoals in een schelp, pluim of blad, sporen van lijnen en leven 
te vinden zijn, als een souvenir of een mooie gedachte. Zoals in een 
groots monument of een intiem kunstwerk meer dan één verhaallijn 
terug te vinden is en veelzijdige herinneringen of onontdekte  
waarden aan de oppervlakte komen drijven.  
 
De nieuwe installaties zullen bewust, betekenisvol en bescheiden 
invloed uitoefenen op bestaande denkbeelden en gedachtegangen  
en in hun verbeeldingen bereikbaar, tastbaar of weerbarstig zijn.  
Aan een kruispunt, een glooiende duin, een stiltegebied of een  
eenvoudige rotonde, een vuurtoren of een waterkant. Of in het schuim 
van de getijden of de ondiepe poelen op het strand, langs de groeven 
in de vette landbouwgrond of nabij de voegen van die typische  
dijktegels langs de Belgische Kust. 

In essentie komt in deze tentoonstelling op de voorgrond dat zowel 
de lokale context en minuscule details als de grote beschouwingen 
over onze hedendaagse samenleving genegen en liefdevol herdacht 
kunnen worden. De sculpturen raken zacht aan vernieuwende  
werelden, inspirerende ontmoetingen en veranderende bedenkingen.

Beaufort24 schuift wat meer landinwaarts en biedt een  
reeks beeldende voorstellen langs de sporen van de kusttram, die haven-
zones, dorpskernen, markten, dijken, akkers en parken in één beweging 
met elkaar verbindt. Beaufort24 beweegt zich langs deze kuststrook, die 
tegelijk ontvankelijk is voor het volle leven van recreatie en ontspanning 
en ook het vermogen heeft om universele snaren te raken. 
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CONCEPT
FABRIC OF
LIFE
Beaufort24 reikt naar een voortdurend vormen en veroorzaken,  
als mens onder mensen, onderweg of in de menigte, worstelend 
tegen de wind of meegaand met de stroom. 

Els Wuyts, curator Beaufort24

Els Wuyts (BE) maakte deel uit van het  
curatorenteam voor Triënnale Brugge 2021 
en is betrokken bij HISK / Hoger Instituut 
voor Schone Kunsten als algemeen  
coördinator. Naast haar werk als freelance 
tentoonstellingsmaker aan verschillende 
projecten rond hedendaagse beeldende 
kunst is Els Wuyts mede-initiatiefnemer van 
Salon Blanc in haar thuisbasis Oostende.

 @elswuyts

© AS-Deldycke

https://www.instagram.com/elswuyts/
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°1977, MECHELEN – WOONT EN WERKT IN ANTWERPEN, BELGIË

Beeldhouwer Filip Vervaet heeft een eigen eclectische taal ontwikkeld waarin heel 
verschillende materialen en technieken, abstracte en figuratieve elementen, met 
elkaar interageren. Hij werkt vaak met klassieke materialen zoals brons en glas 
en combineert deze met hedendaagse technieken zoals speciale kleurenfilters en 
autolak. Hij omhelst ten volle het maakproces van zijn creaties door de ambachtelijke 
sporen zichtbaar te laten.

In zijn veelal monumentale werk is de frictie tussen mens, natuur en de maakbaar-
heid ervan een terugkerend thema. Exotische bladeren die hij heeft afgegoten in alu-
minium tot een nieuwe palmsoort, grillige rotsformaties of bas-reliëfs van fantasierijke 
planten, zijn allemaal voorbeelden van de manier waarop Filip Vervaet de natuur naar 
zijn hand zet. De relatie tussen mens, kunstmatigheid en natuur speelt dan ook een 
belangrijke rol in al zijn tekeningen, sculpturen en installaties.

Waar hij zich inschrijft binnen 
een bestaande beeldhouwtraditie, 
ademen zijn werken tegelijkertijd 
een enorme dynamiek uit die hij 
versterkt door proporties te veran-
deren of er geluid, water of wind 
aan toe te voegen. Vaak speelt 
licht ook een belangrijke rol bin-
nen zijn werk. Het spel en het ver-
anderlijke karakter van licht en  
reflectie dagen de perceptie van 
de toeschouwer uit en nodigen uit 
om (fysiek) verschillende stand-
punten in te nemen. Zo verandert 
zijn werk telkens ten opzichte van 
de positionering van de toeschou-
wer. Verwijzingen naar de kunstge-
schiedenis, referenties naar al dan 
niet bestaande beschavingen en 
allusies aan sciencefiction zorgen 
daarenboven voor een vervreem-
dende kijkervaring. In het werk 
van Filip Vervaet verschijnt een 
droomwereld die even fascinerend 
als ongrijpbaar is, in de schemer-
zone tussen verleden en toekomst, 
tussen een onaangetaste en een 
gecultiveerde natuur.

filipvervaet.be
 @filipvervaet

© Filip Vervaet

http://filipvervaet.be
https://www.instagram.com/filipvervaet/
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°1994, MONS – WOONT EN WERKT IN BRUSSEL, BELGIË

Maëlle Dufour creëert ruimtelijke werken die de vernieuwingsdrang in het hart van voor-
bije, bekende en toekomstige tijdperken in vraag stellen. Ze onderzoekt sporen van het 
vooruitgangsdenken en denkt na over betekenislagen van de menselijke evolutie. De 
archeologie van het afval dat onze nalatenschap aan toekomstige generaties in vraag stelt, 
het levend geheugen van een maatschappij in verval en de veerkracht van de mens, zijn 
thema’s die vaak terugkeren.

In haar oeuvre verschijnt een explosie van materialen met klei, modder of blauwe steen, 
keramiek, stof of afval, loden platen, rechthoekige spiegels of felrood geblazen glas. Het 
zijn soms monumentale ruïnes, maanachtige vulkaanlandschappen of smalle uitkijkto-
rens. De fysieke confrontatie tussen haar werk en de toeschouwer is dan ook vaak ont-
wrichtend, waarbij de grootte en het gewicht van de stukken de menselijke schaal overstij-
gen of juist verkleinen en ons herinneren aan de kwetsbaarheid van ons eigen bestaan. 

In haar sculpturale installaties 
verkent ze kostbare bronnen van 
vroegere samenlevingen, materiële 
erfenissen die nagelaten worden 
voor toekomstige generaties. Ze 
stelt oorsprong, herinnering en 
geschiedenis bewust in vraag. 
Tussen verschijnen en verdwijnen 
zijn haar werken resonanties van 
geleefde ervaringen die door de tijd 
onvermijdelijk worden uitgewist. 
Over grenzen, geschiedenissen en 
culturen heen, anticipeert haar 
diverse oeuvre op een mogelij-
ke hoopvolle toekomst, terwijl de 
overleving van de mensheid lijkt te 
berusten op het ritme van voorbij-
gaande beschavingen.

maelledufour.be
 @maelle.dufour

© Isabelle Arthuis

http://www.maelledufour.be
https://www.instagram.com/maelle.dufour/
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°1963, SINT-TRUIDEN, BELGIË – WOONT EN WERKT IN PARIJS, FRANKRIJK

Johan Creten wordt beschouwd als een pionier in de heropleving van de autonome klei-
kunst sinds de jaren 1980. De onderwerpen van zijn keramische en bronzen sculpturen 
lopen uiteen van imposante vogels en vreeswekkende inktvissen tot monumentale vleer-
muizen. Hun rijke symbolische lading is nooit eenduidig en slingert heen en weer tussen 
verleiding en vrees, kracht en kwetsbaarheid, het sacrale en het demonische. Maar niet 
alleen zijn dierenrijk lijkt een onrustwekkende vreemdheid uit te stralen ook, de menselijke 
figuren ademen een wereld vol poëzie, lyriek en grandeur.

Hij gebruikt bewust een narratieve structuur en een eerder klassieke beeldtaal, waarbij 
hij balanceert tussen het groteske en het barokke. Zijn ogenschijnlijk onschuldige fi-
guratieve beelden onderstrepen het belang van schoonheid, terwijl ze zijn humanistische 
bewustzijn en sociale weerklank bevestigen: de behoefte aan een verkenning van de wereld 
met zijn individuele en maatschappelijke kwellingen. Zijn toverachtige wezens zijn com-
plexe metaforen voor de ambiguïteit van de seksualiteit van de mens en de onvoorspelbare 
kracht van de natuur.

Al lijken zijn sculpturen onschul-
dig, politiek is nooit ver weg: zijn 
verbeeldingswereld is dan ook 
bevolkt met thema’s, motieven en 
objecten die symbolische beteke-
nissen krijgen. Zo staan bijenkorven 
bijvoorbeeld voor de gemeenschap, 
refereren eikels aan macht en sym-
boliseren zeedieren het onvatbare. 
De mossel verwijst naar de vulva, 
maar eveneens naar de mal (moule) 
en dus ook naar de beeldhouwkunst 
in het algemeen. Door de vaak mo-
numentale verhoudingen gaan zijn 
beelden een verkennende en uitda-
gende relatie aan met de omgeving. 
Het belang van zijn beeldtaal ligt 
dan ook niet alleen in de techniek 
maar ook in wat het vertelt over 
ons, over beeldhouwen, over onze 
cultuur en de wereld.

johancreten.com
 @johan_creten

© Claire Dorn

http://johancreten.com
https://www.instagram.com/johan_creten/
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°1963, BUENOS AIRES – WOONT EN WERKT IN BUENOS AIRES, ARGENTINIË

Jorge Macchi maakt tekeningen, schilderijen, collages, video’s, sculpturen en installaties 
en zoekt telkens uit hoe hij met een minimum aan vorm, een maximum aan emoties kan 
bereiken. Zijn oeuvre ontwikkelt zich in een eenvoudige beeldtaal tot een raadselachtige 
wereld waarin fictie en realiteit nauw bij elkaar aansluiten. Door het gebruik van al-
ledaagse materialen en een gezonde dosis humor, legt hij gevoelsmatig sferen bloot die 
doorgaans niet naar boven komen tijdens observaties van onze dagelijkse omgeving.

Voor de kunstenaar geldt: hoe een-
voudiger het object, hoe meer het in 
staat is om referenties te bevatten 
en hoe persoonlijker de relatie met 
de toeschouwer zal zijn. Hij put in-
spiratie uit kranten, landkaarten 
en archieven en zijn werken zijn 
vaak bedacht vanuit anekdotes, 
ervaringen en toevalligheden in 
het dagelijks leven. Tegelijk zijn ze 
met een zekere zin voor tragiek en 
nostalgie verweven met verwijzin-
gen naar literatuur, film, muziek en 
kunstgeschiedenis. Puzzelstukken, 
bakstenen, zandlopers, lucifers, een 
pianoklavier of een toetsenbord, 
een glinsterende discobol of een 
stationsklok, alle voorwerpen blij-
ven wat ze zijn en krijgen toch een 
betoverende gloed.

Jorge Macchi benadert zijn ver-
zamelde voorwerpen op een bijna 
surrealistische manier en lijkt via 
zijn presentaties verborgen verbanden bloot te leggen. Door een aspect of fragment van 
een voorwerp mee te geven, onthult de kunstenaar tegelijk andere metaforen, dromen of 
drama’s. Zijn oeuvre is dus geen illusie, fantasie of goocheltruc, maar toont hoe we kijken, 
hoe onze ogen denken, mogelijke betekenissen invullen of uiteenlopende perspectieven 
verzinnen. Hij wil met zijn directe en tastbare beelden tonen dat we met ons emotioneel 
geheugen bepaalde objecten tot veel meer maken dan wat ze op het eerste gezicht lijken.

jorgemacchi.com

© Kicca Tommasi

http://jorgemacchi.com
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°1987, BARCELONA – WOONT EN WERKT IN BARCELONA, SPANJE EN CHICAGO, US

Selva Aparicio is een interdisciplinaire kunstenaar, die werkt op het snijvlak van instal-
laties en sculpturen. Haar werken draaien rond de idee van herinnering, intimiteit en 
rouw. Ze is geboren en opgegroeid in de bossen van het natuurpark Serra de Collserola, 
waar ze van kindsaf aan inspiratie vond in de natuurlijke omgeving, de cyclus van het leven 
en de veranderende seizoenen. Ze werkt vaak met vergankelijke materialen, zoals kre-
kelvleugels, oesterschelpen, menselijke kadavers en pluizenbollen van paardenbloemen. 
Haar werk heeft iets weg van een uitgesponnen ritueel waar wisselende emoties resoneren 
in de gebruikte materialen.

Te midden van een redelijk tumultueuze kindertijd, absorbeert Selva Aparicio (Selva is trou-
wens het Spaanse woord voor jungle, woud) een diep gevoel van rust in haar natuurlijke 
omgeving. Ze verliest haar beste vriend die op 15-jarige leeftijd verdrinkt in de rivier de 
Ebro en ziet vanaf dat moment het concept rouw als een sleutelfactor in haar werk als een 
directe noodzaak om de complexiteit van de dood te kunnen begrijpen. Haar kunst beweegt 
zich dan ook rond diepgevoelige 
kwesties van verlies en intimi-
teit, via kanalen die niet alleen 
mooi en poëtisch maar ook krachtig 
en transformerend zijn, zowel op 
individueel als op collectief niveau.

Naast haar grote zin voor herden-
kingsplekken waar aandacht kan 
zijn voor verdriet, zijn haar vin-
dingrijkheid en haar technische 
precisie integrale onderdelen van 
haar oeuvre. Daarbij heeft ze grote 
aandacht voor een duurzame aan-
pak, op sociaal en ecologisch vlak, 
en houdt ze bijzonder veel rekening 
met de omgeving waar elk werk te-
recht kan komen. Haar kunstwerken 
wekken een gevoel van herken-
ning op, zoals een zitbank of een 
paravang en tegelijkertijd is er ook 
die vervreemdende stemming. Het 
is alsof je over generaties heen ver-
leden en toekomst kan aanraken.

selvaaparicio.com
 @selvaaparicio

© Selva Aparicio

http://selvaaparicio.com
https://www.instagram.com/selvaaparicio/
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°1967, KEULEN – WOONT EN WERKT IN BERLIJN EN DÜSSELDORF, DUITSLAND

Opgeleid als modeontwerper maakt Alexandra Bircken merkwaardige assemblages met 
natuurlijke materialen en herkenbare objecten zoals wol en draad, takken en stoffen, 
panty’s, ski’s of motorpakken. Toch zijn de combinaties altijd onverwacht, informeel en 
suggestief, waarbij de oorspronkelijke functie, de gebruikswaarde of de draagbaarheid er-
van in een nieuwe samenhang impliciet naar de schoonheid van het alledaagse kunnen 
verwijzen.

In plaats van de afzonderlijke onderdelen staat de totaalcompositie dan ook centraal in 
haar ‘samengestelde clusters’. De vaak zichtbaar handmatige, ambachtelijke en daardoor 
onregelmatige manier van werken, toont dat haar bewegende sculpturen soms zacht en 
soms hard aanvoelen. Haar organische en antropomorfe minimalisme is verbonden met 
een artistiek onderzoek naar materialisme, mens versus machine en de mens als machine. 
In haar oeuvre verschijnen motorfietsen naast hobbelpaarden, bungelen rubberen figuren 
nonchalant aan ladders en verschijnen beelden van jonge meisjes in glanzend groen auto-
lak op historische plekken.

Alexandra Bircken verkent het 
menselijk (vrouwelijk) lichaam, 
dat verweven is met weerbarstige 
verlangens, veranderlijke genoe-
gens en erotisch geweld in schijn-
baar dubbelzinnige en complexe 
taferelen. Ze heeft een voorliefde 
voor het onthullen van innerlijke 
aspecten van specifieke gewoontes, 
werpt een blik op locaties waar ge-
schiedenis verborgen ligt en moe-
digt je aan om aandacht te besteden 
aan de werking van machtsverhou-
dingen. Zo toont ze de menselijke 
conditie in al zijn verscheidenheid, 
met de kwetsbaarheid van het 
vlees en de kracht van de geest.

alexandrabircken.com    
 @alexandrabircken

© Studio Alexandra Bircken

http://alexandrabircken.com
https://www.instagram.com/alexandrabircken/
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LUCY °1966, SUTTON COLDFIELD, UK  
JORGE °1953, ROSARIO, ARGENTINIË

Lucy + Jorge Orta zetten zich sinds de jaren 1990 in voor thema’s rond milieu en ecologie, 
met een uitvalsbasis in Les Moulins, nabij Parijs in Frankrijk en Londen in Engeland. 
In hun beeldende kunstpraktijk onderzoeken ze onderlinge relaties tussen het individuele 
lichaam en gemeenschapsstructuren, waarbij co-creatie en inclusie geen uitzondering 
vormen. Via participatie en empathie, stimuleren en verenigen ze toeschouwers om samen 
te werken rond thema’s zoals water, klimaat, migratie en voedseldiversiteit.

Hun oeuvre is heel divers en katalyseert zich rond deze maatschappelijke thema’s op een 
optimistische, soms zelfs utopische manier. Via kunstwerken en installaties bewegen ze 
zich rond het algemeen welzijn, schenken aandacht aan mens en natuur en geven met 
symbolen vorm aan mooie nieuwe werelden. Ze werken aan diverse projecten tegelijker-
tijd en met gebruik van verschillende media zoals sculptuur, schilderkunst, fotografie, 
performance of film in langlopende meta-projecten, zoals Body Architecture, OrtaWater, 
Antarctica of Amazonia.

De Ortas nodigen iedereen uit om de 
menselijke poëtische kant te omar-
men en sporen ons aan om de we-
reld mild, respectvol en genereus te 
bewonen. Zo heeft Lucy Orta draag-
bare en autonome woonunits ge-
creëerd die reflecteren over kwes-
ties van mobiliteit en menselijke 
overleving. Jorge Orta heeft in de 
serie Light Works het licht gebruikt 
om gecodeerd beelden te schrijven 
op landschappen en plaatsen met 
culturele betekenis over de hele 
wereld. De openbare ruimte is voor 
hen dus bij voorbaat een gemeen-
schappelijke ruimte, waarbij kunst 
verbindend kan werken en reso-
neert met de nabije omgeving.

studio-orta.com
 @lucyjorgeorta

© Lucy + Jorge Orta

http://studio-orta.com
https://www.instagram.com/lucyjorgeorta/
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°1989, ANTWERPEN – WOONT EN WERKT IN ANTWERPEN, BELGIË

Kunstenaar Jef Meyer werkt voornamelijk met beton, zijn favoriete materiaal om de gren-
zen van de abstracte kunst te verkennen. Hij experimenteert met water, zand, grind, 
steenslag en pigmenten om er reliëfs, figuren en sculpturen mee te creëren. Veel daarvan 
is vakmanschap en toch speelt toeval een grote rol tijdens het werken met betonmolens, 
mallen, mixers en droogtijden. Alles wat zich organisch ontwikkelt tijdens het proces, zoals 
onregelmatigheden of scheuren, een delicate glans of een mat effect, maakt deel uit van 
zijn werk.

Het oeuvre van Jef Meyer bevindt zich dan ook op het snijvlak van beeldhouwkunst, 
schilderkunst en architectuur, waarbij in situ-projecten in de publieke ruimte hem meer 
en meer aanspreken. Wat hij niet doet met het beton is beeldhouwen zoals stukken hout 
of steen wegkappen of achteraf zijn werken inkleuren of overschilderen, de pigmenten 
verschijnen in de cement zelf. De ruwheid van het beton verschijnt op een sculpturale en 
schilderkunstige manier in twee en drie dimensies, met een zacht of korrelig oppervlak, 
spelend met licht en schaduw.

Beïnvloed door brutalisme, Art 
Concret en Minimal art verkent 
hij alle mogelijkheden van beton 
door het te manipuleren en volop 
te experimenteren met kleurnu-
ances en structuren. In zekere zin 
herwaardeert Jef Meyer beton als 
eenvoudig en standvastig bouw-
materiaal en legt hij de aard en de 
veelzijdigheid van het materiaal 
open en bloot. In de lijn van archi-
tecten als Le Corbusier, Ludwig Mies
van der Rohe of Juliaan Lampens,
beweegt zijn kunst tussen ‘concrete’
en ‘concret’, waarbij ‘concrete’
staat voor beton in het Engels en 
de kunststroming ‘art concret’ uit-
gepuurde concrete kunst betekent.

 @jef.meyer

© Jef Meyer

https://www.instagram.com/jef.meyer/
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°1981, AMSTERDAM – WOONT EN WERKT IN DEN HAAG, NEDERLAND

Femmy Otten tast in haar werk een hybride inspiratiewereld af, van sculpturen uit de oud-
heid en portretten van schilders uit de middeleeuwen tot outsider art en actuele beeldende 
kunst. Terwijl ze bijna altijd naar iets klassieks refereert, zet ze al die invloeden naar 
haar hand en brengt deze samen tot een precieze, zinnelijke iconografie die een zekere 
tijdloosheid uitstraalt. Haar tekeningen, gips-, marmer- en houtsculpturen, beschilderde 
muurreliëfs en ruimtelijke installaties getuigen van een verlangen om de vergankelijkheid 
te overstijgen.

In haar magische universum levert dit vaak mysterieuze wezens op met elementen van 
naakte mensen, fabelachtige dieren en zeezichten. Er zijn versmeltende geliefden, naar 
binnen gekeerde vrouwen en perfect geschilderde of gebeeldhouwde lichaamsdelen, to-
tems, paarden, tranen, wuivend haar, ogen, neuzen en borsten. Alsof de scènes van een 
sprookje door elkaar geschud worden en wringen. Het oeuvre van Femmy Otten wordt daar-
enboven bevolkt door mensen die in haar leven belangrijk voor haar zijn. Haar kunst is 
autobiografisch, zijzelf, vrienden 
en familie komen erin voor en toch 
ontstijgen ze dat persoonlijke waar-
door haar beelden een klassieke, 
universele waarde uitdrukken.

Kenmerkend is ook de ambach-
telijkheid van haar werk. Femmy 
Otten is een kunstenaar die kijkt en 
blijft kijken, bijschaaft en zo uitein-
delijk iets weet te vangen wat je zou 
kunnen omschrijven als een intimi-
teit. Door het langdurige, arbeids-
intensieve proces verovert Femmy 
als het ware het bestaansrecht van 
een beeld en komt ze tot de essentie 
van wat zij wil vertellen. Het uitge-
puurde beeld kan niet meer anders 
dan overbrengen wat de kunstenaar 
beoogt, een bepaalde schoonheid 
die niet helemaal perfect hoeft te 
zijn. Haar oeuvre getuigt van een 
tijdloze traagheid als een zalven-
de en rustgevende laag bovenop de 
snelle beeldcultuur van vandaag.

femmyotten.nl
 @femmy_otten

© Femmy Otten

http://femmyotten.nl
https://www.instagram.com/femmy_otten/
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°1984, SATU MARE, ROEMENIË – WOONT EN WERKT IN ANTWERPEN,  
  BELGIË EN NEW YORK, US

Beeldhouwer, schilder en verteller Marius Ritiu stelt in zijn artistieke praktijk de begrippen 
begrenzing en nationalisme ter discussie. Zijn eigen ervaring als nomadische kunstenaar 
en immigrant, die grenzen blijft overschrijden en getuige is van variaties in cultuur, taal, 
religie, status, natie is verankerd in zijn praktijk. Reflecties over collectief bewustzijn, 
verbindend burgerschap en verantwoordelijkheidszin zijn dan ook niet ver te zoeken. 
Zijn oeuvre ontrafelt zich als een zoektocht naar het begrijpen en uitdrukken van het glo-
bale door het lokale, het universele door het uitzonderlijke, het vertrouwde door het bui-
tenaardse.

Zijn werken bevatten vaak koper als een materiaal dat de wereld verbindt, dankzij de 
technologische toepassingen ervan in communicatie en transport. Via die weg is daar-
enboven de mobiliteit van ideeën, goederen en mensen mogelijk gemaakt en vergroot. Ko-
per is voor de kunstenaar ook belangrijk vanwege zijn filosofische connotaties en de asso-
ciatie van het chemische element met de menselijke geschiedenis. In de klassieke wereld 
koppelt de alchemie metalen aan de 
planeten in de kosmos, zoals kwik 
met Mercurius, ijzer met Mars, tin 
met Jupiter, lood met Saturnus en 
koper met Venus. 

De artistieke paradox waarmee Ma-
rius Ritiu lijkt om te gaan is dat er 
gigantische blokkades nodig blijken 
als grensverleggingen in krappe 
ruimtes of open plekken, om te la-
ten zien dat wij klein zijn, dat kunst 
klein is, en dat misschien alles 
relatief kan zijn. Zowel binnen als 
buiten presenteert hij zijn monu-
mentale sculpturale installaties, 
waarbij de glanzende oppervlak-
ken het licht weerkaatsen en de 
holle volumes massief aanvoelen. 
De geslagen koperplaten lijken vol 
spanning, vallend als een meteoriet 
uit het heelal, maar tegelijk ook on-
aantastbaar door de zwaartekracht.

mariusritiu.com
 @marius_ritiu

© Ileana Moro

http://mariusritiu.com
https://www.instagram.com/marius_ritiu/
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°1981 HELSINKI, FINLAND – WOONT EN WERKT IN AMSTERDAM, NEDERLAND

Voor haar sculpturen, installaties, foto’s en video’s verzamelt Sara Bjarland afgedankte 
objecten of zwerfvuil op afvalhopen. Ze speurt op straat in vuilniscontainers en in contai-
nerparken en neemt de gevonden kapotte, verlepte en besmeurde spullen onder haar hoe-
de, mee naar haar atelier. Gebruikte dweilen, oude ventilatiebuizen en textiel van versleten 
meubels worden blootgelegd, draait ze binnenstebuiten of nemen nieuwe vormen aan.

Haar maakproces is intuïtief en houdt rekening met de sculpturale en esthetische kwa-
liteiten van de diverse voorwerpen. Ze onderzoekt hoe die waardeloos gevonden mate-
rialen kunnen dienen als betekenisdragers voor een nieuw leven als kunstwerk. Soms 
eigent ze zich de opgespoorde objecten toe en wijzigt ze zodanig dat een parasol, sponsje 
of zonwering nieuwe associaties oproepen. Soms giet ze de verweerde stoelen, achterge-
laten cactussen of versleten autobanden in klassieke materialen zoals keramiek of brons. 
Door het aantal objecten in haar werk te verveelvoudigen, toont ze tegelijk de grootsheid 
van een ecologisch probleem en stelt ze vragen over die vele spullen die we de ene dag zo 
hard nodig denken te hebben, en de 
volgende dag stapelen op de steeds 
groeiende afvalberg.

Sara Bjarland creëert een hedendaags 
landschap waarin grenzen vervagen en 
dat een tussengebied vormt waar elk 
futloos object getransformeerd wordt 
tot een beweeglijk organisme. Ze geeft 
op een subtiele manier aandacht aan 
levenloze én levende dingen en geeft 
opnieuw waardering aan wat weg-
geworpen, stuk en verbannen is. Met 
haar werk kentert ze dan ook de strikte 
scheiding tussen leven en dood, tussen 
het natuurlijke en het kunstmatige, de 
schoonheid en tragiek.

sarabjarland.com
 @sbjarland

© Joke Schut

http://sarabjarland.com
https://www.instagram.com/sbjarland/


PEI-HSUAN 
WANG

DE
 H

AA
N 

- W
EN

DU
IN

E

°1987, HSINCHU, TAIWAN - WOONT EN WERKT IN GENT, BELGIË

Pei-Hsuan Wang onderzoekt sinds het begin van haar kunstenaarschap haar ontwikkeling als Oost-Aziati-
sche vrouw die wordt beïnvloed door verschillende cultuuruitingen. Aan het eind van haar tienerjaren 
gaat ze op eigen houtje naar de Verenigde Staten om dan na haar studies verder door te reizen naar Europa. 
Zo botste ze op jonge leeftijd al snel op de onzekerheden die de verschillen tussen culturen en ideologieën 
met zich kunnen meebrengen.

Aan de hand van media zoals video, beeldhouwkunst, tekeningen en installaties introduceert ze die per-
soonlijke herinneringen in haar oeuvre en ontgint ze de kwetsbaarheden en tegenstrijdigheden die 
schuilen in haar identiteitsvorming. Pei-Hsuan Wang verweeft elementen uit fantasieverhalen en fol-
klore uit Oost-Azië met de geschiedenis van haar eigen familie – en dan vooral de vrouwelijke lijn ervan 
– zoals haar grootmoeder of nichtje. Ze zoekt bewust schoonheid op tijdens het navigeren tussen twee 
geografische knooppunten en toont haar verwantschap met mythische oerbeelden als magische bewakers 
of hybride wezens. Haar sculpturen en tekeningen zijn dan ook verbonden met figuren in tempels, kerken 
of huisaltaren, waar dieren en mensen verschijnen met vlammen of vleugels, schubben en klauwen, vruch-
ten en bloesems.

De verhaalstijl van Pei-Hsuan Wang 
is beïnvloed door het idee van ge-
daanteverwisseling als metafoor 
voor haar eigen manier om in de 
wereld te staan en zich te verhou-
den met de omgeving, terwijl me-
tamorfose en symbiose ook the-
ma’s zijn die veelvuldig voorkomen 
in de volkscultuur en de artistieke 
output ervan. Die vormverandering 
wordt speels en intiem, soms deso-
riënterend, tot uiting gebracht: een 
vruchtbare kruising tussen ver-
schillende culturen, tradities en 
symbolen. Wanneer gedachtes op 
een warrige en onsamenhangende 
wijze worden uitgedrukt, spreekt 
men in het Kantonees zelfs van 
‘Ghost Eat Mud’, een humoristische 
uitdrukking en gelijknamige titel 
voor een recente tentoonstelling in 
Kunsthal Gent, waar een beeld van 
Hua Mulan in het centrum stond, 
een jonge vrouw die vermomd als 
mannelijke krijger legendarisch 
werd omwille van haar moed en 
vastberadenheid. Mulan is daaren-
boven niet alleen een Disney-film 
uit 1998, maar ook een oud anoniem 
gedicht dat Pei-Hsuan Wang als 
kind vaak te horen kreeg voor het 
slapengaan, een figuur waar haar 
twee werelden samenkomen.

pei-hsuanwang.com 
 @peihsuan_wang

© HEAD-MichelGiesbrecht
 

http://pei-hsuanwang.com
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°1987, PARIJS - WOONT EN WERKT IN FONTEVRAUD-L’ABBAYE, FRANKRIJK

Romain Weintzem gebruikt metaal, gips, hout als bouwstenen om zijn ideeën vorm te 
geven. De aandacht voor de technische kwaliteiten van deze materialen, werkt bij hem 
als een motor, als een bewuste zet om werken met de hand te maken in een tijdperk 
van computerondersteunende producties. Vaak vertrekt hij van een vooraf bepaald plan, 
een idee van wat hij wil maken en tonen, maakt tientallen tekeningen en ontwerpen 
om die dan in concrete maakbare vormen te gieten. In zijn visuele praktijk die zich 
uitstrekt van beeldhouwkunst tot design, gebruikt hij dan ook vaak formele elementen 
uit verschillende repertoires.

De thema’s in zijn werk refereren naar concepten als dreiging en bescherming, maar ook 
naar de praalzucht rond heldhaftige gebeurtenissen. Hij ontleent hiervoor elementen uit 
de krijgswetenschap of de vechtkunst, zoals een reeks zilveren messen, en brengt ze in 
zijn ontwerpen tot fictieve dimensies. De prikkeldraad waarmee de yachtclub in Lampe-
dusa wordt aangekondigd spreekt boekdelen, net als zijn bewerkte heiligenbeelden en de 
gebruikte titels, zoals Killer Whale, 
Le tank y passe of Front de mer. Zijn 
ideeën komen vaak ludiek op je af, 
tot de tragiek ervan op je gaat in-
werken.

Romain Weintzem is altijd op zoek 
naar nieuwe technische uitdagin-
gen en bewerkt gewone voorwer-
pen om ze een ongewone functie 
en een onverwachte betekenis te 
geven. Met een resoluut ambachte-
lijke aanpak, behandelt hij zijn cre-
aties met zorg en laat een verbeel-
ding spreken, die gekenmerkt wordt 
door belangrijke maatschappelijke 
thema’s. Waar je op het eerste ge-
zicht een mooi werk aanschouwt, 
sijpelen snel de consequenties 
van onze huidige samenlevings-
structuur binnen. Zijn werken zijn 
containers die kritische vragen en 
scherpzinnige bedenkingen kunnen 
oproepen rond onheil, gevaar en (de 
illusie van) veiligheid.

romainweintzem.fr 
 @weintzem

© Romain Wientzem

http://romainweintzem.fr
https://www.instagram.com/weintzem/
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°1987, FERIZAJ –  WOONT EN WERKT IN PRISTINA EN DOGANAJ, KOSOVO

De artistieke praktijk van Driton Semani is gericht op de reflectie over sociale kwesties in 
zijn directe omgeving. Hij gebruikt vaak het kader van Kosovo zelf als middel om bepaalde 
politieke en culturele onderwerpen aan te gaan. De kunstenaar is namelijk geboren in de 
voormalige provincie van Joegoslavische, een land dat uiteenviel na de oorlog van 1999, 
en opgegroeid in een Kosovo dat na een periode van internationaal toezicht onafhankelijk 
werd in 2008. Hij merkt nog steeds hoe hij heen en weer wordt geslingerd tussen politieke 
tijdperken, die zich afscheuren van het verleden, maar tegelijk niet helder naar de toekomst 
kunnen kijken, en de spanningen probeert te kanaliseren die zich in zijn thuisland voor-
doen en herhalen.

Op jonge leeftijd werd hem verteld dat hij een land moest aanbidden dat niet meer bestond, 
waardoor hij een basis van scepticisme vormde ten opzichte van elke veronderstelde rea-
liteit of identiteit. Later gebruikte hij dit als een nuttig instrument om zijn persoonlijke ge-
schiedenis, overtuigingen en twijfels te reconstrueren in kunstwerken. Hij gebruikt hiervoor 
een breed scala aan media, waar-
onder teksten, illustraties, video’s, 
foto’s, performances en sculpturale 
interventies in de openbare ruimte.

Zijn artistieke discours is even-
wel gebaseerd op humor, ironie 
en soms zelfs gekleurd met een 
vleugje romantiek en poëzie. Het 
is een voortdurend onderzoek naar 
parallelle realiteiten die de conven-
tionele perceptie van de kijker uit-
dagen. Hij biedt geen oplossingen 
voor aangehaalde gevoelige kwes-
ties, maar probeert eerder het ge-
brek aan bepaalde antwoorden te 
benadrukken. Driton Selmani heeft 
het vermogen om een spanning te 
creëren die speelt met mogelijke 
vormen van verzet en de verwon-
dering die opduikt als je individu-
ele en collectieve herinneringen in 
twijfel trekt.

dritonselmani.com 
 @selmani.driton

© Blerim Racaj

http://dritonselmani.com
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°1972, RYKI  –  WOONT EN WERKT IN WARSCHAU, POLEN

Monika Sosnowska ontwerpt monumentale in situ sculpturen die fysieke ruimtes omzet-
ten in mentale ruimtes. Ze vervormt bestaande architecturale elementen zodanig dat de 
sculpturen met de perceptie en de blik van de toeschouwers gaan spelen. Ze biedt een con-
textuele verschuiving bij uitstek, waarbij bezoekers gedesoriënteerd raken tussen techni-
sche, historische en psychologische componenten van architectuur. De schaal speelt hierbij 
een grote rol: ze maakt haar installaties zodanig groot, dat er een sensuele ervaring ontstaat 
waarbij de mens krimpt terwijl de omgeving groeit.

Haar vormentaal is geïnspireerd op het vroege architectonische modernisme: 
die van het Poolse constructivisme van de jaren 1930; de minimale tendensen van de  
internationale kunst van de jaren 1960 en 1970; en de modernistische architectuur zoals die 
in Oost-Europa werd ervaren. Ze verwijst soms naar iconische projecten, zoals Lake Shore 
Drive Apartments van Mies van der Rohe of de Russische ingenieursarchitectuur van Vladimir 
Sjoechov. De sculpturale installaties van Monika Sosnowska verkennen die naoorlogse ste-
delijke modernisering met gelijk-
vormige woonwijken en een collec-
tieve infrastructuur die gekenmerkt 
wordt door een typische soberheid 
en een vaak slordige constructie.

In zekere zin trekt Monika Sosnowska 
de rationele fundamenten van de ar-
chitectuur in twijfel. Haar sculpturale 
taal komt voort uit een proces van 
experimenten en het zich toe-eigenen 
van bouwmaterialen zoals stalen 
balken, betonnen structuren en 
herkenbare modules zoals trappen, 
leuningen, poorten en ramen. Ze 
gebruikt die bouwelementen om ze 
precies één op één te reproduceren, 
te vervormen en te ontdoen van hun 
oorspronkelijke functies. De massieve 
sculpturen stralen zelfs een bepaalde 
lichtheid uit die bestand lijkt tegen 
de krachten die er worden op uitge-
oefend.

© Darko Todorovic



In coproductie met Triënnale 
Brugge 2024 wordt een tweede 
kunstwerk gepresenteerd.  
De kunstenaar wordt bekend-
gemaakt door Triënnale Brugge 
op de persconferentie van  
10 oktober 2023.

ZE
EB

RU
GG

E



RICHARD
DEACON

KN
OK

KE
-H

EI
ST

°1949, BANGOR, WALES –  WOONT EN WERKT IN LONDON, UK

De werken die Richard Deacon maakt, zijn in de meeste gevallen niet gebeiteld of gekneed, 
de twee traditionele manieren van beeldhouwen, maar samengesteld uit onderdelen. Daar-
om noemt hij zichzelf eerder een ‘fabricator’, iemand die de veerkracht van materialen, taal 
en de betekenis van sculpturen tot het uiterste wil testen. Het idee van ‘fabricage’ duidt ook 
op iets verzinnen, waardoor woordspelingen verschijnen in zijn titels, die nieuwe betekenis-
sen ontlenen aan gezegden of clichés.

Zijn fascinatie voor de mogelijkheden van materialen zoals gelamineerd hout, roestvrij 
staal, golfplaten, polycarbonaat, papier, leer, marmer, klei, vinyl, golfplaat, textiel of karton 
stuwt hem van het ene werk naar het volgende, met een ontzagwekkend oeuvre als resultaat. 
Hij geeft elk materiaal de gelegenheid om betekenisvol te zijn. Door de verbindingsstuk-
ken, bouten of lasnaden zichtbaar te laten, wordt ook de toeschouwer attent gemaakt op dat 
productieproces.

Hij werkt zowel op huiselijke als op 
monumentale schaal en combineert 
de essentie van de organische vorm 
met technische elementen in struc-
turen met een grafisch en industri-
eel karakter. Telkens opnieuw plooit 
hij de wetten van het ogenschijnlijk 
onverenigbare tot complexe gebo-
gen vormen en figuren die plooien, 
klimmen en neerzijgen, als tunnels, 
buizen of slangen. Zijn ideeën zwer-
ven met het maakproces mee, in die 
zin dat hij geen regels of problemen 
vooropstelt die via een vooraf bepaald 
patroon moeten worden opgelost. Te-
gelijk is Richard Deacon net zoveel 
bezig met wat je niet ziet – de holte, 
de ruimte, de opening – als met wat 
je wel kan waarnemen en aanraken. 
De transparantie van zijn voluptueuze 
abstracte vormen benadrukt de reac-
tieve aard van het proces: het is on-
derdeel van een tweerichtingsgesprek 
tussen kunstenaar en materiaal dat 
het alledaagse transformeert in iets 
metaforisch.

richarddeacon.net

© Ken Adlard

http://richarddeacon.net
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°1986, BELFORT, FRANKRIJK – WOONT EN WERKT IN BRUSSEL, BELGIË

In het oeuvre van Lucie Lanzini verschijnt een verborgen werkelijkheid achter het uiterlijk 
van dingen. Architecturale referenties, dagdagelijkse voorwerpen of decoratieve ornamenten 
zoals een touw of riem brengt ze over in mallen en afgietsels om ze nadien als in een drie-
dimensionale collage samen te brengen. Ook vogels, poten of klauwen, balken, zuilen of 
meubelstukken duiken op in haar beeldtaal, die soms tegenovergesteld aanvoelen en soms 
verenigbaar.

Ze brengt voorwerpen of fragmenten van voorwerpen van het ene materiaal over naar 
het andere, zoals hars, polyurethaan, spiegel, glas of metaal. Met het gebruik van jesmoniet, 
een composietmateriaal dat in de massa in verschillende kleuren is gekleurd, geeft ze haar 
werken een uiterlijk van hedendaagse bas-reliëfs. Haar sculpturen vangen licht en reflecties 
op en worden bijna ‘archeologische’ overblijfselen van een actuele conceptuele praktijk. Via 
dit creatieproces blijven daarenboven oorspronkelijke elementen behouden, zoals sporen en 
afdrukken.

Lucie Lanzini besteedt bijzondere 
aandacht aan alledaagse vormen 
vanwege hun vermogen om herin-
neringen op te roepen. Ze cultiveert 
in zekere zin een gevoeligheid voor 
de werking van het geheugen in een 
minimalistisch geheel dat tegelijk 
restanten van onverwachte archi-
tectuur oproept. Ze beweegt zich 
tussen heen- en weer gaan, ver-
schijnen en verdwijnen, en rond be-
grippen zoals afstand, verbintenis, 
aanwezigheid en afwezigheid, leeg-
te en volheid. Via het gebruik van 
vertrouwde herkenbare elementen, 
openbaren haar werken een ver-
vreemdende werkelijkheid.

lucie-lanzini.com
 @lucielanzini

© Patricia Mathieu

http://lucie-lanzini.com
https://www.instagram.com/lucielanzini/
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