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IN EEN GOUDEN KOOI

Een vitrine is een plek waar kostbare en kwetsbare kleinoden
van allerlei aard aan het publiek worden getoond. Voorwerpen
krijgen in een vitrine een extra aura van onaanraakbaarheid om
de simpele reden dat men ze inderdaad niet kan aanraken, maar
daarmee gepaard gaat een atmosfeer van zeldzaamheid, van preci-
euze, onvervangbare waarde. In een vitrine liggen meestal unica’s
(geillustreerde manuscripten, bepaalde soms van een officiéle
naam voorziene kant en klare juwelen of ruwe diamanten, arte-
facten uit oude of exotische culturen e.d.). Dan heeft de vitrine dus
eigenlijk twee functies die in elkaars
verlengde liggen: hij beschermt en
koestert én hij creéert, mede daar-
door, een nieuwe waarde die als het
ware de beide andere waarden (mate-
rieel en immaterieel, financieel en
esthetisch) overkoepelt of tot een
synthese brengt. Dat heeft gevolgen
voor de status van de voorwerpen in
de vitrine: ze zijn uiteraard zichzelf
maar door de verbijzondering van
hun van de rest van de wereld geiso-
leerde context in een ‘eigen’ ruimte
worden ze tegelijkertijd representa-
ties van zichzelf: ze zeggen iets over
zichzelf wat ze buiten de vitrine
niet zeggen of kunnen zeggen of
althans in aanzienlijk mindere mate.
Met andere woorden: de manier
van presenteren heeft invloed op
datgene wat gepresenteerd wordt, of,
sterker nog: deze vorm van presen-
teren is tegelijkertijd een vorm van
representeren. Daardoor komen de
ge(re)presenteerde voorwerpen als
het ware in een soort vacuiim terecht - in hun afzondering horen
ze alleen bij zichzelf en hun soortgenoten in andere vitrines, maar
echt concreet in de zin van letterlijk tastbaar zijn ze eigenlijk niet
meer, het zijn niet langer fysieke voorwerpen die ook thuishoren
in de ruimte van de beschouwer, in de ‘lichamelijke’ ruimte (zoals
een sculptuur), ze zijn zozeer verbijzonderd dat ze nauwelijks nog
echt bestaan - ze verwijzen wel naar een mogelijk bestaan elders
en op een ander moment in de tijd en die referentie geeft deze
presentatievorm betekenis, maar die betekenis verschilt totaal
van de puur objectmatige betekenis: hij bestaat uit associaties,
fictie dus. De objectmatige functie in de ruimte is overgenomen
door de verpakking, door de vitrine die daardoor in zekere zin deel

wordt van zijn eigen inhoud die door hem tegelijkertijd getransfor-

constructie vitrine in metaalwerkplaats Piet Hein Eek
construction of display case in Piet Hein Eek’s metal workshop

IN A GOLDEN CAGE

In a display case all kinds of precious and vulnerable valuables
are shown to the public. The case gives the object an added aura
of untouchability for the simple reason that it, in fact, is untou-
chable, thus creating an atmosphere of rarity and of precious,
irreplaceable value. Very often unique objects, such as illustra-
ted manuscripts, custom made, signed pieces of jewellery, rough
diamonds and artefacts from ancient, exotic cultures are shown in
display cases. In fact, a display case has two corresponding functi-
ons. It protects and nurtures and, partly because of the latter, it
also creates a new value that, as it
were, encompasses or synthesizes,
the others (material and immate-
rial, financial and aesthetical). This
affects the status of the objects in
1 the display case. They obviously

retain their unique qualities, but

because of the isolated context

that differentiates them from

the rest of the world they become

representations of themselves.

They express something about

themselves that they don’t or can’t
i say outside of the display case, or
at least to a considerably lesser
degree. In other words, the way
in which objects are presented,
influences the objects themselves
or, more importantly, this kind of
presentation is at the same time
a kind of representation. In their
isolation the objects belong only to
themselves and to others of their
sort in similar display cases. They
are in fact not tangible anymore
in the very literal sense that they cannot be touched. No longer
are they physical objects that - in the same way as a sculpture -
also belong in the ‘real life’ spectator’s space. They have differen-
tiated themselves to such an extent that they hardly truly exist
anymore. The (re)presented objects find themselves in a kind
of vacuum. Even though they do refer to a possible existence in
some other place or time, their meaning has become completely
different from that of the purely physical object. It now consists
of associations. It has, in fact, become fiction. The function of the
physical object has been taken over by the packaging, the display
case. The case, therefore, becomes part of its own content and is
at the same time transformed by it. The spiritual quality is inside

the actual object, thus giving the display case an almost ritualistic



meerd wordt: het spirituele bevindt zich in het eigenlijke object:
dat verleent de vitrine een haast cultische functie, zoals een reliek-

schrijn in een kerk.

De fraaie vitrines van messing en glas, die Piet Hein Eek voor een
serie werken van Guido Geelen heeft gemaakt, ‘belichamen’ bij
uitstek deze functie. Hoewel het om aparte werken gaat, variaties
op hetzelfde thema, zijn ze eenmaal opgesteld goed als samenhan-
gende installatie te beschouwen. Die bestaat dan uit zes vitrines van
verschillende hoogte die in vier tot zeven verdiepingen zijn verdeeld.
In iedere vitrine bevindt zich een mensfiguur die in matwitte kera-
miek is uitgevoerd, op ware grootte, in staande of knielende houding,

waarmee de hoogte van de vitrine correspondeert.

Die personages zijn dus als kostbaarheden chic geconserveerd in
een veilige vitrine. Althans, dat zou je denken, maar aangezien
iedere vitrine uit verdiepingen
bestaat betekent dit dat geen enkel
personage héél is. Ieder lichaam
bestaat uit delen die op een verdie-
ping passen, met andere woorden:
de lichamen zijn doorgesneden, van
elkaar afgezaagd, van hun onderlin-
ge verband ontdaan. Nu lijkt ieder
deel misschien een gekoesterd klei-
nood, maar tegelijkertijd is ieder
deel van een mens maar een frag-
ment, naast en onder de eerst waar-
genomen esthetiek is dus tegelijker-

tijd iets gruwelijks aan de hand.

Je zou kunnen spreken over een
verticale versie van het bed van
Procrustes: de maatvoering is in
iedere vitrine gelijk dus het perso-
nage is daaraan aangepast zodat het
er daadwerkelijk in kan. Dat daarbij
het geheel verdwijnt is kennelijk
van minder belang dan dat de vorm-
geving klopt, dat het personage zich
in zijn nieuwe verschijningsvorm
conformeert aan vooraf geformuleerde maatstaven en standaarden.
En natuurlijk moet dat ook en in de eerste plaats metaforisch
worden opgevat als een cultuurkritiek die in onze tijd angstig ter
zake is: we leven in een periode van steeds extremere fragmenta-
tie, waarbij individu en individualisme worden ondergebracht in
rigide systemen van allerlei tegenstrijdige aard, het zicht op het
geheel is verdwenen. Michelangelo bevrijdde zijn personages uit
de steen, Geelen verminkt ze en zet ze gevangen in een gouden

kooi: het verschil tussen 1500 en 2011.

In zekere zin leidt deze vormgeving ertoe dat we naar onze eigen
tijd kijken alsof we artefacten uit een lang verdwenen cultuur aan

het bestuderen zijn waarin men er naar onze maatstaven vreem-

proefopstelling in atelier Guido Geelen
trial set-up in Guido Geelen’s studio Of course, this should also and

function, like a reliquary in a church.

The beautiful brass and glass display cases that Piet Hein Eek
made for a series of artworks by Guido Geelen ‘embody’ this func-
tion extremely well. Although the artworks are autonomous, vari-
ations on the same theme, once arranged they can be regarded as
a coherent installation that consists of six vertical display cases
of various heights, segmented into four to seven levels. A life size
human figure, executed in matt white ceramics, is placed in each
display case. The figure’s posture, either standing up or kneeling

down, corresponds with the height of the display case.

Like precious items these characters are stylishly preserved in
a safe display case. Or so one would think. The fact is that every
display case has shelves. Consequently, not one of the characters
is in one piece. Every body is made up of parts that fit on one of
the shelves. In other words, the bodies have been severed, sawn,
and the parts have been stripped of
their coherence. Each part is now
like a cherished, precious object.
At the same time each part of the
human figure is only a fragment,
which implies that, apart from
the aesthetics that were observed
earlier, something horrible is going

on simultaneously.

One might say that this is a vertical
version of the bed of Procrustes. The
measurements of each display case
are the same and so the character
has been adjusted to fit inside it.
The fact that this means that ‘the
whole’ has disappeared and the
character in his new appearance
has had to conform to norms and
standards that have been formu-
lated beforehand, is apparently of
lesser importance than a design

that is just right.

primarily be taken as an important
metaphor. It should be seen as frighteningly relevant cultural
criticism. In this day and age we are facing increasingly extreme
fragmentation. Individuals and individualism are accommodated
in rigid, contradictory systems and we have lost sight of the big
picture. Michelangelo freed his characters from the stones. Geelen
mutilates them and locks them up in a golden cage: the difference

between 1500 and 2011.

To a certain degree the installation’s design leads us to observe
our own day and age from a distance. It is as if we are studying
artefacts from a long lost culture that has rituals and habits we
consider to be strange and cruel. Then, shockingly, we find out

that we are actually standing face to face with ourselves, with the

de en wrede gebruiken en rituelen op na hield, totdat we met een
schok tot de ontdekking komen dat we eigenlijk oog in oog staan
met onszelf, naar de rituelen van hier en nu aan het kijken zijn, naar
een complete existentiéle crisis waarin het geheel alleen nog maar
utopisch te (re)construeren valt als de som der delen. Want een écht
geheel worden die delen met elkaar niet meer, hoogstens verwij-
zen ze ernaar en in onze verbeelding kunnen we ze misschien aan
elkaar lijmen maar de littekens zijn zo essentieel dat de personages
nooit meer tot leven kunnen worden gewekt; en als het een utopie
is, dan eerder een van de herinnering dan een van de toekomst - en
zo is het werk in laatste instantie juist dystopisch. Dan wordt de

vitrine martelkamer en graftombe tegelijk.

En er is meer aan de hand. De lichamen waren in eerste instantie
afgietsels van bestaande mensen wier namen ze ook dragen, wat
het drama van de personages nog dichterbij brengt, heel dicht op
de huid: nu is het Jeroen of Hein, Marenthe of Cécile, de volgende
keer zijn we het zelf, want het recept past op iedereen.

Om een en ander verder te compliceren is hier en daar een deel van
een arm of been als het ware van de rest af gevallen zonder dat de
vitrineconstructie daar aanleiding toe gaf; dan ligt zo’n lichaams-
deel gewoon op de grond (als het een been is) of op een van de
glazen verdiepingen (als het een arm is), met andere woorden: we
kunnen onze fragmentering niet alleen verwijten aan onpersoon-
lijke ideologieén en structuren, we vallen kennelijk vanzelf ook al
uit elkaar.

Dit aspect van de presentatie doet weer denken aan musea waar je
beelden uit de oudheid soms op een vergelijkbare manier getoond
ziet: er ontbreken lichaamsdelen of een stuk van een lichaamsdeel
en dan wordt het bewaarde detail bij het beeld gelegd of gezet.
Nooit, voor zover ik weet, wordt het beeld in dergelijke geval-
len gerestaureerd: het wordt gepresenteerd zoals het gevonden
is - en het is gevonden en in een museum (een hele grote vitrine)
geplaatst in een tijd waarin de cultuur die dat beeld ooit verte-
genwoordigde allang niet meer bestond. Met andere woorden:
zo'n opstelling geeft een letterlijk verminkt beeld van die cultuur,
daar werd in de tijd zelf ongetwijfeld anders tegenaan gekeken
en bovendien hadden zulke beelden gewoonlijk een functie, als
godenbeeld, devotiebeeld of anderszins, en die functie was niet: in
een museum staan. Wij kijkers realiseren ons terdege dat we naar

(een beeld van) geschiedenis staan te kijken.

Maar wat zegt het over een cultuur als we, zoals in dit geval, naar
onze eigen tijd kijken wanneer die gepresenteerd wordt zoals
normaliter alleen een verdwenen cultuur wordt getoond? Wat
moeten we ervan denken als onze ledematen al in onze eigen tijd
afbreken en als onze ledematen in het algemeen nu al niet meer
met zichzelf verbonden zijn? Dat is angstaanjagend: kennelijk
verkeert onze wereld ‘bij leven en welzijn’ al in een stadium van
letterlijke ontbinding, lang voordat er eeuwen overheen gegaan
zijn die de artefacten door slechte conservering tot delen uit elkaar
hebben doen vallen.

Jeroen en Marenthe zijn geen goden, Jeroen is niet Apollo en

Marenthe niet de Venus van Milo, bij wijze van spreken: we leven

rituals of the here and now, with a complete existential crisis in
which a utopian ‘whole’ can only be (re)constructed by the sum
of its parts. For these parts will never again form a true whole. At
most they will refer to it and in our imagination we might glue
the parts back together. However, the scars are so essential and
irreparable that the characters can never be brought to life again.
And, if it is a utopia, it is one of memory rather than of the future.
Now we finally realize that the work is in fact dystopian, making

the display case both torture room and tomb.

And there is still more to it. Originally the bodies were casts of
existing humans whose actual names they bear. Then the plot of
the characters’ drama thickens and the message is brought closer
to home, under the skin. This time they may be called Jeroen or
Hein, Marenthe or Cécile. Next time it may be us because this reci-
pe suits all.

To complicate things even further the occasional part of an arm or
a leg has fallen off, as it were, without the display case’s construc-
tion even provoking it. Body parts are just lying on the floor (if it’s a
leg) or on one of the glass shelves (if it’s an arm). In other words, we
can’t just blame this fragmentation on impersonal ideologies and
structures; apparently it’s also ourselves who are falling to pieces.
This aspect of the presentation reminds us of museums where
one sees antique statues on display in a similar way. Body parts
or pieces of body parts are missing while retrieved parts are put
on display near the statue. Never, as far as I'm aware, is a statue
restored in a case like this. The statue is simply presented in the
state it was found in and placed in a museum - i.e. a very large
display case - in a time in which the culture that it represents no
longer exists. In other words, a set-up like this will literally give a
disfigured image of that culture. In its own time the statue would
have undoubtedly been looked upon in a different way. It would
often have had a function as an idol or a devotional object or
something else. Its function would certainly not have been ‘stan-
ding in a museum’. We, the spectators, duly realize that we are

looking at (an image of) history.

But what does it say about a culture when one, as in this case,
is looking at one’s own time, when it is represented in a way in
which usually only long lost cultures are shown? What should one
make of body parts falling off while still alive and of limbs that,
in general, already have no connection to the whole anymore? To
a certain extent this is frightening. Apparently the world we live
in is already in a state of literal dismemberment; long before time
and bad preservation have taken their toll and have caused the
artefacts to disintegrate.

Jeroen and Marenthe are no gods, Jeroen is not Apollo and Maren-
the is not the Venus of Milo, so to speak. This so-called democratic
culture we live in offers everyone a change to be cut into pieces
and put in a display case to be shown to others.

Still, even though their origin is abundantly clear, Geelen’s charac-
ters are only partly ‘real people’. This is because they have no
eyes, the sockets have remained empty. We might look at ‘Cécile’

or ‘Hein’, but they will not look back at us. They will stare past



in een zogenaamd democratische cultuur, waarin iedereen de eer
te beurt kan vallen om in stukken in een vitrine aan ieder ander te
worden getoond.

Toch zijn de personen van Geelen maar ten dele ‘echte mensen’,
al is hun afkomst overduidelijk. Dat komt doordat ze geen ogen
hebben, de pupillen in de ogen ontbreken. Wij kijken naar ‘Céci-
le’ of ‘Hein’, maar zij kijken niet terug, zij kijken niet naar ons, ze
staren in een onpeilbare verte achter ons en dat onderscheidt hen
dan toch weer van de kijker terwijl het ze juist weer verbindt met
beelden uit de oudheid: door die onpersoonlijke, serene, transcen-
dente ‘blik’ maken ze deel uit van een sfeer waar wij geen toegang
hebben, die sfeer van eeuwigheid en oneindigheid waar misschien
alle personages in monumenten deel aan hebben maar die voor ons
onbereikbaar is: misschien moet je daarvoor toch eerst een kunst-
werk zijn, liefst gelouterd door gevangenschap in een fraaie tombe
- in die zin wordt de vitrine dan een soort piramide en het geheel
een monument voor onze cultuur, voor het uiteenvallende mens-
beeld dat nog altijd een beeld van mensen is. Ook een gehavende
cultuur kent niches en momenten van grote schoonheid, van hoge
kwaliteit, het is nooit alleen zwart of wit. Overigens houden op
dat moment ‘Jeroen’ en ‘Marenthe’ eigenlijk op Jeroen en Marenthe
te zijn en verkrijgen ze de
bovenpersoonlijke status van
symbool, van embleem, van
zinnebeeld. Dat is de transfor-
matie die de kunstenaar hen
heeft doen ondergaan.

Wie nogmaals naar de ogen
van de personages kijkt zou
ook tot een (iets) andere
conclusie kunnen komen:
omdat die ogen niet kijken
kunnen ze ook niets zien en
je zou kunnen construeren
(maar ook ervaren) dat ze niet
naar buiten, maar naar binnen
kijken - uiteindelijk waren
alle Griekse zieners blind, ze
werden niet afgeleid door

allerlei gedoe daar buiten.

Maar deze beelden hebben nog een visueel zeer in het oog sprin-
gend en ook inhoudelijk essentieel element te bieden. Ieder perso-
nage is namelijk omringd door een flink aantal vlinders van de
meest uiteenlopende soorten en kleuren, wat iedere vitrine op het
eerste gezicht een bont, polychroom aanzicht geeft dat gevoelens
van esthetische rijkdom en verrukking oproept. Maar dat komt
niet zonder prijskaartje. Wie de personages in de vitrines van
dichtbij bekijkt ziet dat ze over het hele oppervlak vol zitten met
hele kleine gaatjes die er een beetje uitzien als minimale zwarte
stipjes. In een aantal van die gaatjes is een staafje gestoken en aan
het andere uiteinde zit steeds een vlinder vast. De eerste indruk
is dat de vlinders om de personages heen zwermen, althans dat

ieder beeld daarvan een momentopname is, want in letterlijke zin

us at some unfathomable distance. This not only distinguishes
them from the spectator, but also connects them to the statues of
antiquity. It is this impersonal, serene and transcendental ‘stare’
that makes them part of an atmosphere that we have no access
to. An atmosphere of eternity and infinity that all characters in
monuments may be part of, but that is unattainable to us. Maybe
one has to be an artwork first to attain this, preferably cleansed
by imprisonment in a beautiful tomb. In this way the display
case will become a kind of pyramid and the whole will become a
monument to our culture, to the disintegrating image of man that
remains a portrayal of man. Even a dilapidated culture knows
niches and moments of great beauty, of great quality, things are
never just black and white. It is at this stage that ‘Jeroen’ and
‘Marenthe’ have stopped being Jeroen and Marenthe and have
attained the suprapersonal status of symbol, emblem, personifica-
tion. This is the transformation the artist has put them through.

Those who make an effort to look at the characters’ eyes once
again may now come to a (somewhat) different conclusion. One
might now think, and experience, that because of the eyes’ inca-
pacity to watch they are also unable to see and therefore are not
looking outward, but inward. Ultimately, all Greek visionaries
were blind;, they were not
distracted by the fuss and
bother of the outside world.

But these statues have
another visually eye-catching
and intrinsically essential
element on offer. All charac-
ters are in fact surrounded
by quite a number of butterf-
lies in a great variety of
species and colours, giving
every display case, at first
glance, a bright, polychrome
appearance that evokes
feelings of aesthetic wealth
and delight. But this has
a price tag. While looking

Guido Geelen prikt gaatjes in de klei

Guido Geelen piercing holes in the clay

at the characters in the display cases up close, one will see that
their entire surface is covered in small holes, looking a bit like
tiny, black dots. Small sticks with butterflies attached to them
have been inserted into some of the little holes At first glance it
looks as if the butterflies are swarming around the characters, or
that we are at least looking at a still of such an event - for in fact
nothing is moving. Then it turns out that the butterflies are even
actually, physically, attached to the characters. They are insepa-
rable. I would almost say that they were living communal lives in
those display cases of theirs, the fate of one becoming the fate of
the other.

A few remarks on this remarkable partnership.
Although the butterflies look truly stunning, they have been

attached to the characters in such a way that it brings to mind

beweegt er niets. Nu blijkt dat de vlinders zelfs concreet, lichame-
lijk, aan de personages vast zitten; ze zijn er onverbrekelijk mee
verbonden, ik zou haast zeggen: ze leiden een gemeenschappelijk

leven daar in die vitrines, het lot van de een is het lot van de ander.

Een paar opmerkingen over dit opmerkelijke partnerschap.

Hoewel de vlinders er werkelijk prachtig uitzien zitten ze toch op
een manier vast aan de personages dat zich een specifieke icono-
grafische associatie opdringt en wel met het in de kunstgeschiede-
nis zeer vaak afgebeelde martelaarschap van St. Sebastiaan, die met
pijlen werd doorboord tot hij uiteindelijk het leven liet. Opmerke-
lijk is dat bij dit tafereel in het overgrote merendeel van de gevallen
de pijlen en de wonden die zij veroorzaken Sebastiaan niet lijken te
deren. Hij staat er altijd even onaangedaan bij, alsof het hem niet
aangaat, alsof hij zich eigenlijk helemaal niet bewust is van wat er
feitelijk gebeurt. De reden daarvoor zou kunnen zijn dat het icono-
grafisch voorschrift voor de kunstenaar een gelegenheid vormde
om een prachtig, ideaal, vaak zelfs bepaald sexy mannenlichaam te
schilderen en dat de pijlen als het ware alleen ‘voor de vorm’ nog
even in dat lijf werden geschoten zonder dat het martelaarschap
in werkelijkheid het hoofdonderwerp van zo’n fresco of schilderij
was. Eventueel kon altijd nog geredeneerd worden dat de noncha-
lance waarmee de heilige, onveranderlijk een aantrekkelijke jonge
man, het hele gebeuren over zich heen liet komen een extra bewijs
van zijn heiligheid vormde: hij was al in ‘hoger sferen’ en geen pijl
kon hem innerlijk nog raken. Ook zou je hierbij nog kunnen denken
aan de overeenkomst tussen seksuele en mystieke extase, hoewel
je dat als kunstenaar waarschijnlijk beter niet aan de grote klok

van de opdrachtgevende kerk zou kunnen hangen.

De personages van Guido Geelen hebben ook iets van deze onaan-
doenlijkheid: ze lijken zich van de vlinders niet bewust terwijl
die toch venijnig in hun vlees gestoken zijn zoals vlinderverza-
melaars die beestjes ook ergens opprikken. Er zit dus een element
van subtiele en onopgemerkte wreedheid in deze taferelen die de
protagonisten misschien niet opmerken - of die ze transcenderen

- maar wij, de kijkers, wel. En ons lijkt het een dubieus genoegen.

Tegelijkertijd zijn de vlinders, ook in hun combinatie, van een
buitengewone schoonheid (in tegenstelling tot de pijlen van Sebas-
tiaan) en spelen ze daardoor visueel een hoofdrol in dit werk. Je
kunt er dus verschillend over denken en dat kan heel goed samen-
gaan: in de kunst sluit de ene betekenis de andere niet per se uit.
Als je de vlinders opvat als metaforen voor een ideaal, vrij vliegend
bestaan in de grenzeloze natuur kan dat misschien ook begrepen
worden als een utopie, of als een verbeelding van hoe de mens zich
in het beste geval ook kan ontwikkelen, tot een stralende, vrije,
onschuldige bewustzijnsstaat. In dat geval zijn de vlinders onze
voorbeelden en vervullen ze dus naast hun esthetische ook een
didactische, moraliserende rol. In dat opzicht contrasteren ze dan
met het beeld van het verval in de cultuur en lijken ze zelfs een
alternatief te bieden: het vieren van individuele vrijheid, schoon-
heid en verschil.

In dit verband is de rol die de vlinder ooit in de chaostheorie kreeg

the iconographical image, used so often throughout art history,
of the martyrdom of St. Sebastian who was pierced with arrows
and eventually lost his life. What makes this scene so striking is
that in the majority of examples the arrows and the wounds they
inflict do not seem to harm Sebastian. He always just stands there,
untouched, as if it is no concern of his, as if he isn’t at all aware of
what is actually going on. One of the reasons for this may be that
the iconographical instructions were a chance for the artist to
paint a beautiful, ideal, often positively sexy looking male body.
Arrows were merely added for the sake of formality and martyr-
dom never becomes the main theme of one of these frescos or
paintings. If necessary, one could always argue that the, invari-
ably attractive and young, saint’s indifference to the incident
was an extra demonstration of his saintliness. He was already
‘on higher grounds’ and no arrow was able to hurt him internally.
This might also be associated with the analogy between sexual
and mystical ecstasy, although it might be wise for an artist not to

shout this from the commissioning church’s rooftops.

Guido Geelen’s characters also appear to be unmoved. They seem
unaware of the butterflies, even though they have been prodded
viciously into their flesh in much the same way butterfly collec-
tors pin their little creatures someplace. So there is an element of
subtle and unnoticed cruelty in these scenes that the protagonists
might not notice - or that they transcend - but we, the spectators,

do notice. To us it seems a dubious pleasure.

At the same time these butterflies and the way in which they are
combined, are of an extraordinary beauty - as opposed to Sebas-
tian’s arrows - and play the visual lead in this work of art. So it is
possible to have different points of view, but that is quite alright.
In art one viewpoint will not necessarily exclude the other. If one
interprets the butterflies as metaphors for an ideal, liberated,
flying existence in nature’s infinity, this might very well be under-
stood as a utopian image. It can also be seen as a representation
of man’s most advantageous development, his transformation
into a being with a glorious, free and innocent state of awareness.
In this case the butterflies are our role models and are not just
aesthetic, but also educational and moralising, thus contrasting
with the image of a declining culture. Moreover, they seems to
offer an alternative, a celebration of individual freedom, beauty

and differences.

The role that is assigned to butterflies in chaos theory is signifi-
cant in this context. It is said that when a butterfly flaps its wings
this causes minimal changes in the atmosphere that could even-
tually influence a tornado’s path. Even the smallest events can
have the greatest consequences. Therefore, according to this
theory, even a tiny, innocent little butterfly can decisively change
the world. When formulated like this, the butterfly is of course no
more than an anecdotic example. Nevertheless, in this case it is a
suitable metaphor: the butterfly is not powerless even though it is
unaware of its influence. From this perspective, the combination

of butterfly and man is a real find. They are ‘birds of a feather’, role



toegekend veelzeggend: er is wel beweerd dat een vlinder die zijn
vleugels uitslaat minieme veranderingen in de atmosfeer teweeg-
brengt die uiteindelijk het pad van een tornado kunnen beinvloe-
den. De kleinste gebeurtenissen kunnen de grootste gevolgen
hebben, dus een klein onschuldig vlindertje zou volgens deze theo-
rie de wereld beslissend kunnen veranderen. In deze formulering
is de vlinder natuurlijk niet meer dan een anekdotisch voorbeeld,
maar als metafoor komt hij hier goed van pas: de vlinder is niet
machteloos ook al is hij zich van zijn invloed niet bewust. Op deze
manier gezien is de combinatie van vlinders en mensen fraai gevon-
den: lotgenoten, voorbeelden, metaforen voor elkaar, bewust en
onbewust van (het effect van) hun handelingen, tegelijkertijd mees-

ters van de vrije keuze en onderhevig aan de streken van het lot.

Het is in deze context ook geen
toeval dat er zes vitrines zijn: die
staan voor de zes continenten waar
vlinders leven (lepidopteristen, vlin-
derkenners, classificeren de conti-
nenten enigszins verschillend van
hoe geografen dat doen). Daarmee
heeft de installatie als geheel dus
een wereldwijd formaat gekregen,
hij omvat de hele aardbol.

Maar vlinders zijn een ernstig
bedreigde diersoort. En hun moge-
lijk uitsterven heeft alles te maken
met menselijke activiteit van aller-
lei aard, met de manier waarop wij
met de aarde omgaan. Dan wordt het
beeld weer somberder: hoewel het
mooi is dat de diertjes hier in vitri-
nes worden beschermd, zijn deze
exemplaren - waaronder zeldzame
uit alle windstreken - allang dood;
de natuur is evenzeer in verval als
de cultuur en ook nog door verge-
lijkbare oorzaken. In die zin zijn in
dit werk mensen en vlinders lotge-
noten, allebei bedreigd en hier alvast voor volgende generaties
bewaard als het toekomstige verleden. Zelfs zou je er nog een draai
aan kunnen geven die ons in zekere zin weer terugbrengt bij Sebas-
tiaan: de vlinders doen iets terug door zich venijnig in onze huid
te boren. Natuur en cultuur zijn onderling afhankelijk, maar ook
(zelfs letterlijk) met elkaar in strijd. Ik wil me hier nu niet wagen
aan verdere psychologiserende interpretaties van de relatie tussen

mens en vlinder, maar de associaties liggen voor het oprapen.

De personages in de vitrines zijn doorstoken met zoveel gaatjes dat
ze bijna geheel poreus lijken. In ieder geval is er in hun lichamen
in principe ruimte voor een veelvoud aan vlinders. Maar afgezien
van esthetische en compositorische overwegingen bestaan er ook
niet meer genoeg vlindersoorten om aan de al aanwezige toe te

voegen: de gaten in de cultuur kunnen niet meer worden opgevuld

models, each other’s metaphors, both aware and unaware of (the
effect of) their actions, masters of free choice and at the same time
subject to the tricks of fate.

Itis not by accident that there are six display cases in this context.
They represent the six continents in which butterflies live (lepi-
dopterist - i.e. butterfly experts, I had to look this up myself - clas-
sify the continents somewhat differently from geographers). This
gives the installation as a whole worldwide proportions. It encom-
passes the entire globe.

But butterflies are endangered species and their possible extinc-
tion has everything to do with all kinds of human activities and the
way in which man treats the earth. Once again, the image becomes
gloomier. Even though it is nice that these creatures are protected
in display cases, these specimens
- among them rare examples from
all corners of the world - have been
dead for quite some time. Nature is
as much in decline as our culture
and the causes are similar. In this
sense man and butterfly are equals
in this piece, both endangered and
preserved for generations to come
as the past of the future. One could
even twist this interpretation in a
way that brings us back to Sebasti-
an. The butterflies return the favour
by viciously piercing our skin. Natu-
re and culture are not only interde-
pendent, but also (even literally)
in conflict with each other. I do not
want to venture into further psycho-
logizing interpretations about the
relationship between man and
butterfly, but there are associations

inabundance.

vlinderdeskundige Loek Dekkers met een selectie vlinders
Butterfly expert Loek Dekkers with a selection of butterflies The characters in the display cases

have been pierced so many times,
that they seem almost entirely porous. In theory, there is certainly
enough space inside their bodies for numerous butterflies. But
apart from aesthetic and compositional considerations there
aren’t even enough butterfly species in existence anymore to add
to the ones that are already there. The holes in our culture cannot
be filled with the beauty of free, poetic thoughts. On the other
hand one could argue that the butterflies have not been pinned
into the skins of the characters at all. On the contrary, they have
emerged from them. They are metaphors for freedom and beauty
and all those things that, these days, are only spoken of ironically
- perhaps because their imminent loss is too painful.
Whatever interpretation we choose, in all cases there is some kind
of symbiosis - between nature and culture, beauty and decline -
that is presented in an exhibition set-up in a way that even today

is almost thought of as outmoded.

met de schoonheid van vrije, poétische gedachten - andersom zou
je ook kunnen redeneren dat de vlinders helemaal niet in de huid
van de personages zijn geprikt, maar dat ze er juist uit voortko-
men, dat het metaforen zijn voor vrijheid en schoonheid en al die
zaken waarover tegenwoordig vrijwel alleen nog maar in termen
van ironie wordt gesproken, misschien omdat het voortschrijden-
de verlies ervan te pijnlijk is.

Maar welke leesrichting we ook kiezen, er is in ieder geval sprake
van een soort symbiose tussen natuur en cultuur, schoonheid
en verbrokkeling, die wordt gepresenteerd in een tentoonstel-
lingsomgeving op een manier die de eigen tijd al bijna als voorbij

beschouwt.

Tenslotte wil ik, in het verlengde hiervan, nog iets zeggen over
één aspect dat als zelfstandige waarde onderbelicht is gebleven
en dat is de schoonheid. Natuurlijk, na Auschwitz had ‘schoonheid
haar gezicht verbrand’ * en sindsdien is de wereld er niet bepaald
op vooruit gegaan en is schoonheid in de kunst dus min of meer
gelijkgesteld geraakt met onnodige kitsch of ongewenst escapis-
me, maar ik zie niet in waarom dat nodig zou moeten zijn: schoon-
heid is ook vertroosting, kan ook een topervaring teweeg brengen

en zuivere schoonheid kan stellig ook mystiek worden geduid.

Ik vind dat deze installatie van werken van Guido Geelen uitein-
delijk 66k daarover gaat. Ondanks de cultuurpessimistische
betekenissen die er zonder veel moeite uit gedestilleerd kunnen
worden biedt het werk tegelijkertijd ook vertroosting, puur visu-
eel, zinnelijk genot, waarbij al het andere voor een moment kan
worden vergeten en dan is de laatste betekenis van het werk: het
vieren van de pracht van de kleur en haar gradaties en contrasten,
rechtstreeks vanuit de natuur in de kunstcontext ingebracht, als
fundamentele gegevens van het leven op aarde. Wie daar niet bij
stilstaat en er de tijd voor neemt loopt - zeker als dat uit ideologi-
sche overwegingen gebeurt - een essentie mis waar kracht uit kan

worden geput, de profundis lux, het licht in de duisternis. =

In line with all this I would finally like to comment on the aspect
of beauty, which has remained underexposed as an autonomous
value. Of course, after Auschwitz ‘beauty has burnt her face’* and
since then the world has not exactly improved. These days, beauty
in art more or less equals unnecessary kitsch or unwanted esca-
pism. But I don’t see why this should be the case. Beauty is also
comforting and it can bring about unforgettable experiences. And

surely, pure beauty may be interpreted as mystical.

In the end, I think that this installation of works by Guido Geelen
is also about these things. In spite of the pessimistic cultural deno-
tations that can easily be distilled from it, this work offers comfort
and pure visual and sensory pleasure which allows us to forget
all else for a moment. And this is the final meaning of the work.
It is a celebration of the splendour of colour and its diversity of
shades and contrasts, brought straight from nature into an artis-
tic context, like fundamental data of life on earth. Those who do
not stop and take time to consider this will run the risk - especi-
ally when it is done on ideological grounds - to miss an essence
that can be use to draw strength. De profundis ad lucem, out of
the depths towards the light. =

Philip Peters

* Lucebert, ‘ik tracht op poétische wijze /I strive in poetic fashion’, uit de analfabetische naam/ the non-alphabetical name 1952
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Zonder titel / Untitled

Jeroen

vlinderpopulatie Noord Amerika
butterfly population North America
2011

gebakken klei, messing, glas, vlinders
fired clay, brass, glass, butterflies

207 X 76 X 66 cm

particuliere collectie

private collection
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Zonder titel / Untitled

Christophe

vlinderpopulatie Zuid-Amerika
butterfly population South America
2011

gebakken klei, messing, glas, vlinders
fired clay, brass, glass, butterflies

148 x135x 81 cm.

particuliere collectie

private collection
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Zonder titel / Untitled

Martijn

vlinderpopulatie Indo-Australazié
butterfly population AustralAsia
2011

gebakken klei, messing, glas, vlinders
fired clay, brass, glass, butterflies

229 X 85X 59 cm.

courtesy galerie/gallery

Menno Derk Doornbos en Piet Hein Eek
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Zonder titel / Untitled

Marenthe

vlinderpopulatie Azié

butterfly population Asia

2011

gebakken klei, messing, glas, vlinders
fired clay, brass, glass, butterflies
210X 87 X 45 cm.

particuliere collectie

private collection
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Zonder titel / Untitled

Hein

vlinderpopulatie Afrika

butterfly population Africa

2011

gebakken klei, messing, glas, vlinders
fired clay, brass, glass, butterflies
201x80Xx62cm.

courtesy galerie/gallery

Menno Derk Doornbos en Piet Hein Eek
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Zonder titel / Untitled

Cécile

vlinderpopulatie Europa

butterfly population Europe

2011

gebakken klei, messing, glas, vlinders
fired clay, brass, glass, butterflies
179X 70 X 59,5 cm.

particuliere collectie

private collection
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STRIJP R OP A4

De eerste expositie met nieuwe beelden van Guido Geelen, de
eerste concerten, het eerste evenement, de eerste huurder, de
eerste reservering, de eerste samenwerking. De afgelopen peri-
ode hebben we talloze keren iets voor het eerst gedaan of meege-
maakt. Zo is dit onze eerste uitgave, wat onwennig we weten nog
niet eens of we gaan drukken, printen of dat we het alleen digi-
taal zullen doen. De directe aanleiding voor al deze nieuwigheid
en uit de hand gelopen plannen is de aanschaf en ingebruikname
van ons nieuwe pand, de oude keramiek fabriek op het voormalige
Philips industrieterrein Strijp R. We waren op zoek naar nieuwe
huisvesting omdat de oude ruimte te klein werd voor de productie,
maar vooral om onze producten op een voor ons bevredigende en
spannende wijze te tonen. Spannend door onze eigen producten
te combineren met totaal andere producten en activiteiten maar
vooral ook door ruimte te bieden aan de expertise en passie van
anderen. Uit de hand gelopen doordat het gebouw veel groter is
dan we oorspronkelijk in gedachte hadden; de lunchroom werd
een restaurant, de spulletjes rondom de balie werden een winkel
de samenwerking met jonge ontwerpers mondde uit in de verhuur
van ateliers en in plaats van kunst boven de bank hebben we nu
een galerieruimte van twee verdiepingen, elk 500 meter in opper-
vlak. En nu dus deze uitgave over de eerst expositie van beelden
van Guido Geelen een kunstenaar waar we al heel lang mee samen
werken en die ik door Menno Doornbos heb leren kennen. En
Menno is degene die met zijn passie, en levenslange ervaring met
kunst zorgt dat de kunst en de kunstenaars alom aanwezig zijn in
het pand.

De volgende uitgave kan gaan over het restaurant, de vitrines
van Leo Coolen (een andere samenwerking), de ontwerpers in de
ateliers of misschien wel weer een expositie. Eigenlijk is alles
mogelijk het enige wat er min of meer besloten is dat alle uitgaven

op A4 zijn dan kan je ze in elk geval printen.

STRIJP R A4

The first exhibition with new sculptures by Guido Geelen, the first
concert, the first event, the first tenant, the first reservation, the
first collaboration. Over the past period of time we did countless
things we had never done before and we had numerous first time
experiences. This first publication is one of these. We're still a
little unsure, not even knowing yet whether we’re going to print
it traditionally or digitally or maybe not print it at all and just
publish it on the web.

The immediate cause for all this newfangledness and these out
of control plans is the acquisition and occupation of our new
premises, the old ceramics factory on the former Philips industrial
estate Strijp R. We were on the lookout for a new location because
the old one was becoming too small, not only for manufacturing
our products, but especially for presenting them to the public in
a satisfactory and exciting way. ‘Exciting’ because we want to
combine our own products with completely different products
and activities and, more importantly, because we want to accom-
modate the expertise and passion of others. ‘Out of control’ becau-
se the building is much bigger than we originally had in mind;
tearoom turned into restaurant, the sale of small things at the
reception desk made way for a full-blown shop, the collaboration
with young designers led to us renting out studios and instead
of a place where we could show ‘pictures for over the sofa’ we
presently have a two-storey exhibition space, each storey span-
ning 500 square meters. And now this publication about the first
exhibition of sculptures by Guido Geelen, an artist we have alrea-
dy been collaborating with for a long time and who was introdu-
ced to me by Menno Doornbos, the man who, with his passion and
lifelong experience in the arts, will make sure that art and artists
are omnipresent in this building.

Our next publication may be about the restaurant, the display
cases by Leo Coolen (another collaboration partner), the designers
in the studios or possibly yet another exhibition. In fact, anything
is possible and the only thing that has more or less been decided
is that all publications will be presented in A4 format, available

for home printing.

Piet Hein Eek
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