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Christiaan Bastiaans’ leven en werk bestaat, zegt hij, uit twee 
stromen of rivieren. 

De eerste stroom is de kunst. 
De tweede stroom is de Japanse en Chinese vechtkunst en 
meer speciaal de vorm ervan die Taikiken heet. In tegenstelling 
tot Karate, dat de uiterlijke kracht benadrukt, wordt bij Taikiken 
met name de eigen innerlijke kracht, Neijia, ontwikkeld. Als 
deel van zijn levenshouding zijn de kunst en de martial arts 
onlosmakelijk verbonden.  

Bastiaans begon met karate in de tijd dat hij van de middelbare 
school kwam, en behaalde een zwarte band (shodan) in Kyoto. 

Op de Website van Club Solo staan filmopnames van 
Bastiaans die een Tanshu uitvoert, een Shadow Dance zonder 
tegenstander, waarin samenballende kracht een explosief 
moment, Hakkei, bereikt. 

Bastiaans voerde zijn Tanshu uit als hommage aan zijn twee 
jaar geleden overleden Taikiken Kyoshi Master Teacher Jan 
Kallenbach. 

Voor het eerst in alle jaren van zijn kunstenaarschap toonde 
Bastiaans in een enkele tentoonstelling iets van beide stromen 
tegelijk. Maar de filmopnames van zijn Shadow Dance zijn naar 
zijn eigen zeggen niet meer dan een ‘kijkje in het atelier’. Uitein-
delijk wil Bastiaans werk maken waarin kunst en martial arts 
samen komen.

According to Christiaan Bastiaans, his life and work 
comprise two streams or rivers. 

The first river is art. 
The second river is made up of Japanese and Chinese 
martial arts, specifically, the form called Taikiken. Unlike 
Karate, which emphasises outward strength, Taikiken 
is focused on developing inner strength, or Neijia. In his 
personal philosophy, art and martial arts are inextricably 
linked.  

Bastiaans began practising karate as a young art student, 
achieving a black belt (shodan) in Kyoto. 

The Club Solo website shows footage of Bastiaans 
performing a Tanshu, a shadow dance without an opponent, 
where the forces of increasingly concentrated inner energy 
come to a head in an explosive release called Hakkei. 

Bastiaans performed this Tanshu in an homage to his 
Taikiken Kyoshi Master Teacher Jan Kallenbach, who passed 
away two years ago. 

For the first time in his life as an artist, Bastiaans has shown 
a combination of both rivers in a single exhibition. Still, the 
shadow dance footage is little more than a peek behind the 
screens, as he puts it. Bastiaans’ ultimate goal is to create 
work that unites art and martial arts into a single whole. 
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Uit Bastiaans’ Martial Arts Notebook:
Taikiken teaches me to act in a state of mental freedom.
Taikiken martial art moves have a natural flow without 

interruption similar to the artworks I develop over time.
Like in my art in Taikiken there’s an essence that evades 

definite narration.
I release energy in a breeze-like move to a short burst of 

explosive force, efforts and motion factors inherent in 
the making of my art. 

In Club Solo toonde Bastiaans ook voor het eerst datgene 
wat zijn kunstwerken tot de rivier maakt waar hij van spreekt: 
alle werken waren er deel van één epische vertelling, die hij 
de afgelopen decennia heeft bedacht en vormgegeven. Een 
vertelling die bestaat uit beelden en verhalen van oorlog en 
trauma, macht en onderwerping – het sadistisch universum 
van imperialisme, kapitalisme en kolonialisme, dat tot in alle 
haarvaten van het menselijk leven doordringt. En die daar 
tegenover, bijna bezwerend, beelden en gezangen van troost 
en mededogen om het menselijk, misschien wel universele 
lijden stelt.  

Als kunststudent ontdekte Bastiaans in New York de beelden 
die aan zijn innerlijke werelden beantwoordden: Picasso’s 
Guernica, de landschappen van Max Ernst, de werken van 
Miró en van Francis Bacon, de schilderijen van Roberto Matta. 

In de vroege jaren zeventig leerde hij bij Mickery in 
Amsterdam het experimenteel theater kennen, waaronder 
het Japanse totaal theater van Shuji Terayama, waaraan hij 
zijn eerste personage ontleende, de Blinde Man. Hij vond de 
stijl en de omgeving voor zijn verhalen in de wereld van de 
science fiction, en vooral in J.G. Ballards Atrocity Exhibition. 
Maar evenzeer in Shakespeares King Lear, in de films van 
Shohei Imamura, Michelangelo Antonioni en de werken van 
Pasolini. Hij ontdekte in de romans van Yukio Mishima de 
veelheid van diens werelden van karma en reïncarnatie, en 
zijn eigen interesse in Japan. Tijdens zijn leertijd in Kyoto bij 
de kunstenaar Shoichi Ida, ontdekte hij eerst en vooral ook 
zichzelf. 

Zijn research naar de hedendaagse condition humaine leidde 
tot talloze reizen, waarvan vele naar oorlogsgebied. Naar 
Japan om de macht en de organisatiestructuur van moderne 
religieuze sektes te onderzoeken (Nara Tape, 1985), naar 
India vanwege de illegale handel in menselijke organen, naar 
Irian Jaya in de voetsporen van zijn vader (Day 7, 1994). Naar 
India en Japan omwille van het lijden van leprozen (Valuable 
Cargo, 2019). In 2022 reisde hij naar het belegerde Odessa 
in Oekraïne. 

Zijn eerste grote verhalen vertelde hij in de King Lear live 
performances die steeds bestonden uit de levensverhalen 
van en werden verteld door de deelnemers aan het project: 
door psychiatrische patiënten in de Tbs-kliniek in Den Dolder; 
door hoogbejaarde Japanse boeren tijdens de Triënnale van 
Echigo-Tsumari, Japan, 2003; door daklozen in Amsterdam, 
2002. 

Alles wat Bastiaans heeft ondernomen en gemaakt, heeft 
bijgedragen aan de bouw van dit grote verhaal. Hij onderwerpt 
zijn werken doorlopend aan recycling en gedaantever-
wisseling. Steeds bouwt hij verder, voegt toe, verandert, 
vermenigvuldigt, herhaalt, gebruikt opnieuw. Zo krijgen zijn 
personages gestalte en diepte, laat hij ze groeien in hun rol, 
ontvouwen zijn verhalen zich in tijd en ruimte. 

Bastiaans is zijn leven lang trouw gebleven aan zijn oorsprong 
door af te wijzen wat niet paste, soms ten koste van succes en 
een betere financiële positie. Grote acteurs en actrices wilden 

From Bastiaans’ Martial Arts Notebook:
Taikiken teaches me to act in a state of mental freedom.
Taikiken martial art moves have a natural flow without 

interruption similar to the artworks I develop over time.
Like in my art in Taikiken there’s an essence that evades 

definite narration.
I release energy in a breeze-like move to a short burst of 

explosive force, efforts and motion factors inherent in 
the making of my art. 

Bastiaans’ exhibition at Club Solo demonstrated how his 
oeuvre came to be the river he speaks of: all works were 
part of a single epic narrative, imagined and shaped over 
the past decades. A narrative that comprises images and 
stories of war and trauma, power and submission – the 
sadistic universe of imperialism, capitalism and colonialism, 
which seeps right into the capillaries of human existence. 
He opposes these to images and songs of comfort and 
compassion that soothe the near-universal experience of 
human suffering.  

As an art student, Bastiaans first discovered the images 
that answered to his inner worlds in New York: Picasso’s 
Guernica, Max Ernst’s landscapes, the works of Miró and 
Francis Bacon, the paintings of Roberto Matta. 

In the early 1970s, he was introduced to experimental 
theatre at the Mickery Theatre in Amsterdam, including Shuji 
Terayama’s total theatre, which inspired his first character, 
the Blind Man. He found the style and surroundings for his 
stories in the world of science fiction, particularly in J.G. 
Ballard’s Atrocity Exhibition. Equal sources of inspiration 
were Shakespeare’s King Lear, the films of Shohei Imamura 
and Michelangelo Antonioni, and Pasolini’s poetry and films. 
In Yukio Mishima’s novels, he discovered a multitude of 
worlds of karma and reincarnation, and his own interest in 
Japan. During his apprenticeship with artist Shoichi Ida in 
Kyoto, he found his way as an artist.

His exploration of the contemporary human condition has 
led him to embark on countless travels, many to war-torn 
regions. He studied the power and organisational structure 
of modern religious cults in Japan (Nara Tape, 1985) and 
illegal organ trade in India, and travelled to Irian Jaya to 
follow in his father’s footsteps (Day 7, 1994). He visited 
India and Japan to observe the suffering of lepers (Valuable 
Cargo, 2019). In 2022, he travelled to a besieged Odessa 
in Ukraine. 

He began weaving his grand narrative with his King 
Lear live performances, which consisted of life stories told 
by participants in the project: patients of the TBS State 
psychiatric institute in Den Dolder; elderly Japanese farmers 
during the Echigo-Tsumari Art Triennial in Japan, 2003; 
homeless people in Amsterdam, 2002. 

Each and every project Bastiaans has embarked on over time, 
has contributed to create this grand narrative. He subjects 
his works to a perpetual transformation, forever building, 
adding, changing, multiplying, repeating, and rephrasing. In 
so doing, he shapes and expands his characters, allowing 
them to grow in their roles, as his stories unfold through 
time and space. 

Throughout his life, Bastiaans has remained faithful to his 
origins by rejecting what didn’t fit, at times sacrificing 
success and profit in the process. Great actors have wanted 
to work with him, perhaps thanks to this absolute integrity: 
Jeanne Moreau, Rutger Hauer, Hanna Schygulla, Jeroen 
Willems, Johanna ter Steege, Yoshi Oida, Yoshito Ohno. 

met hem werken, misschien vanwege die absolute integriteit: 
Jeanne Moreau, Rutger Hauer, Hanna Schygulla, Jeroen 
Willems, Johanna ter Steege, Khalid Abdalla. Jeanne Moreau 
noemde hem ‘de Nederlandse Cocteau’. Aan de kijker liet de 
tentoonstelling in Club Solo iets zien van de omvang, diepte en 
originaliteit van dat tot een groots oeuvre uitgegroeide werk.

Sleutelwerken in de tentoonstelling waren drie films: Club 
Mama Gemütlich (2009), His Attitude Has Changed (2015) 
en Valuable Cargo (2019). Valuable Cargo werd voor het 
eerst getoond tijdens de Setouchi Triënnale van 2019 in 
Japan, en beleefde in Club Solo zijn Nederlandse première. 
Club Mama Gemütlich werd door de kritiek nogal eens te 
statisch bevonden door het ontbreken van een dramatische 
verhaallijn. Daar is het de kunstenaar echter niet om te doen. 
Zijn films kunnen worden gezien als filosofische vertogen 
over geboorte, dood en tussen deze het leven van de mens, 
‘wiens wezen is als glas’. (his glassy essence, Shakespeare). 
De teksten doen denken aan klaagzangen, handelingen en 
bewegingen hebben iets hiëratisch’. 

In de wereld van de verhalen zijn de Hurt Models 
conceptuele personages, die fungeren als boodschappers 
tussen de wereld van de geesten en die van de mensen. Ze 
dragen namen: La Vivre, Blind Man, Decoder, Stalker, Chaplain. 
Te midden van hen staat Spirit Child, een kind met magische 
krachten, in contact met het dodenrijk. Maar de Hurt Models 
bestaan ook in werkelijkheid als echte, lijdende mensen: 
vluchtelingen, lepralijders, kindsoldaten, displaced people. 

De benedenzaal was gewijd aan de Hurt Models en aan Club 
Mama Gemütlich, die op een plasmascherm werd afgespeeld. 
Jeanne Moreau speelt La Vivre, een voormalige nachtclub-
zangeres, een wat oudere vrouw van een kalme schoonheid, 
troosteres en moederfiguur. Rutger Hauer is Cyto Kine, 
bevelhebber van een militia, maar ook een virale indringer. 
Yoshi Oida is Molecular, de verteller. De film speelt zich af 
in een lazaret, een schuilplaats in oorlogsgebied. Er is een 
permanente dreiging van buitenaf. Jeanne Moreau verschijnt 
te midden van de gewonden; ze spreekt zacht met diepe 
schorre stem, haar handen maken bezwerende, helende 
gebaren. Maar overal waar ze komt is het plots doodstil, 
iedereen staat roerloos. Alleen de artsen en de verpleeg-
sters bewegen nog. Misschien zullen de dodelijk gewonden 
zo dadelijk wakker worden en zich niets meer van haar komst 
herinneren, maar zich toch iets beter voelen. Onvergetelijk 
is het beeld van Jeanne Moreau die aan het einde van haar 
rondgang door het lijkenhuis loopt langs de gelukkig nog lege 
badkuipen voor de doden.

De Hurt Models in de zaal behoorden tot dezelfde wereld als 
deze film. Net iets boven de grond hangend leken ze te zweven 
– een groep van zeven levensgrote figuren. In het daglicht van 
de ruimte leken ze op verschijningen uit een andere wereld, 
eenzaam en oneindig broos maar onmiskenbaar individueel, alsof 
ze speciaal voor ons, toeschouwers, hierheen waren gekomen. 

Neutrophilia, het eerste Hurt Model (1998), heeft iets 
15e-eeuws Florentijns, misschien door het fluweel in het 
gestreepte gewaad. Hij/zij is de enig overlevende in een stad 
die door de pest is getroffen en dwaalt nu eenzaam door de 
straten. Oorspronkelijk was zijn/haar gezicht bedekt met 
vliegen. (Neutrophilia is een ziekte van het bloed, teken van 
een onderliggende infectie). 

Capsid Agent (1998/2023) ontstond vrijwel direct na 
Neutrophilia. Hij heeft ogen als van een insect. Zijn bovenlijf is 
bedrukt met krantenknipsels uit de oorlog in Sierra Leone van 
1998. De doorzichtige plastic overjas stamt uit een Egyptische 
oorlog. Op zijn sleep gezeefdrukt is Bastiaans’ foto van de 
bloedige opstand op het Tahrirplein in Cairo, 2011. 

Jeanne Moreau has called him the ‘Dutch Cocteau’. The 
Club Solo exhibition provided viewers with a sample of the 
scale, depth and originality of the comprehensive oeuvre 
his work has become. 

The key works in the exhibition were three films: Club Mama 
Gemütlich (2009), His Attitude Has Changed (2015) and 
Valuable Cargo (2019). Valuable Cargo was first screened 
during the 2019 Setouchi Trienniale in Japan, and had its Dutch 
premiere at Club Solo. Critics found Club Mama Gemütlich a 
bit static due to its lack of a dramatic storyline. This wasn’t the 
artist’s point to begin with, however. His films can be seen as 
philosophical essays on birth, death, and the frail life of man, 
‘his glassy essence’ (Shakespeare). Their text is reminiscent 
of lamentations, actors’ gestures evoke ritual spells. 

In the world of storytelling, the Hurt Models are conceptual 
characters serving as messengers or intermediaries between 
the world of spirits and the world of mortals. They bear 
names: La Vivre, Blind Man, Decoder, Stalker, Chaplain. In 
their midst dwells Spirit Child, a child with magical powers, 
which enable it to communicate with the underworld. But 
the Hurt Models exist in reality too, as real, suffering people: 
refugees, lepers, child soldiers, displaced people. 

The ground floor was dedicated to the Hurt Models and 
to Club Mama Gemütlich, which was shown on a plasma 
screen. Jeanne Moreau plays La Vivre, a former night club 
singer, an elderly woman with a serene beauty, a consoling 
mother figure. Rutger Hauer is Cyto Kine, who commands 
a militia, but also acts as a viral intruder. Yoshi Oida is 
Molecular, the narrator. The film is set in a lazaret, a refuge 
in an unidentified warzone. A permanent threat looms 
outside. Jeanne Moreau appears before the wounded; as 
she walks amid the patients, she speaks softly, with a deep, 
husky voice, her conjuring hands seem to make healing 
gestures. Wherever she goes, time seems to stand still, life 
to come to a halt. The wounded remain motionless, only the 
doctors and nurses still move. Maybe the mortally wounded 
will soon wake up without a memory of her passage, but 
feeling a little better nevertheless. In a compelling scene at 
the end of the film, a visibly shaken Jeanne Moreau slowly 
walks through the mortuary, past the huge white bathtubs 
reserved for the dead. 

The Hurt Models in the hall belonged to the same world as 
this film. Suspended just above the floor, a group of seven 
human-like figures seemed to be floating. In the daylight of 
the room, they resembled apparitions from another world, 
lonely, infinitely fragile, but unmistakably individual, as if 
they’d come here just for us viewers. 

Neutrophilia, the first Hurt Model (1998), has a hint of 
15th-century Florence, possibly owing to the red and yellow 
velvet in the striped robe. He/she is the sole survivor in a 
plague-stricken city left wandering the streets alone. His/
her face was originally covered in flies. (Neutrophilia is a 
blood disease that’s a symptom of an underlying infection.) 

Capsid Agent (1998/2023) was created almost immediately 
after Neutrophilia. It has eyes like an insect’s, its upper body 
is printed with newspaper cuttings from the civil war in Sierra 
Leone, 1998. The transparent plastic overcoat has its origins 
in an Egyptian war. Printed in its train, we see Bastiaans’ 
photograph of the bloody uprising on Tahrir Square in Cairo, 
2011. 

Körper zur Beobachtungsstation (2002) is a transparent 
silhouette made of gauze and satin. Printed on the gauze 
are stories of a married couple from a former leper colony 
in Chennai, India, about the forced sale of their organs on 
the illegal organ market. 
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Körper zur Beobachtungsstation (2002) is een transparant 
silhouet, gemaakt van gaas en satijn. Op het gaas zijn verhalen 
gedrukt van een echtpaar uit een voormalige leprakolonie in 
Chennai (India) over de gedwongen verkoop van hun organen 
op de illegale orgaanmarkt. 

Er waren de Sanitäts Nurses, drie in getal. Zij zijn message 
dispatchers, boodschappers op gevaarlijke missies. Ze 
bewegen zich zeer behoedzaam, ver achter de linies. In deze 
tentoonstelling waren ze de beoogde trenchpack carriers 
van wat La Vivre in de film beklaagt: ze dragen in hun rugzak 
de laatste berichten van dodelijk gewonde soldaten die ze 
overbrengen aan hun families. 

Molecular (2009/2023) is de Ziener, de Blinde Man, en 
komt voor in alle verhaallijnen. Hij is ook King Lear, een nar, een 
gek, of een kindse oude man. Hij is misschien wel het indruk-
wekkendste Hurt Model, sjofel als een bedelaar gekleed, maar 
met een gelaat zo kalm als van een dodenmasker.  

De bovenzaal was gewijd aan biopolitiek. His Attitude Has 
Changed werd op puntig glinsterende metaalfolie gepro-
jecteerd, wat de beelden iets zinnelijks en tevens steriels 
gaf. De film is een essay over medische experimenten 
met als ondertitel Procedures modifying living organisms 
according to human purposes. Hij bestaat uit found footage 
in combinatie met Bastiaans’ opnames uit 2014 van de psychi-
atrische afdeling van het Kings County Hospital in Brooklyn, 
New York, en van een laboratorium in Osaka van muizen 
die worden gebruikt voor onderzoek naar spraak. We zien 
buizenstelsels, verlaten ziekenhuisgangen van onder tot 
boven betegeld – wat een vreselijke oorden, wat heeft hier 
plaats gevonden, waartegen zijn de betegelde muren bestand 
gemaakt – een rennende muis die tsjilpt. We zien een bijna 
onherkenbare vrouw (Hélène Vrijdag) in een van de gangen 
liggen, terwijl ze net zulke geluiden maakt als de muis. Een van 
de boeiende aspecten van deze film is zijn soundscape, een 
mengeling van voice-over door een verteller (Bert Luppes), 
gezang (Claron McFadden, sopraan) en de stem van de dokter 
(Rayna Campbell). 

Op een sokkel in het zijkamertje van de grote zaal stond een 
oproerhelm, een verwijs naar geweld en onderdrukking. 
Binnenin de helm was de derde film, Valuable Cargo, gepro-
jecteerd. De film handelt over de deportatie en internering 
van Japanse lepralijders op het eiland Oshima. Ze werden 
tientallen jaren onmenselijk behandeld, maar na excuses 
van de Japanse regering is hun leven wezenlijk veranderd. 
Centraal in de film staat de ontmoeting tussen de actrice Liv 
Ullmann, die mede-oprichter is van de Women’s Refugee 
Commission (NY), en de bewoners van het eiland, de 
voormalige leprapatiënten. 

De film bestaat uit een fictief gedeelte, opgenomen in 
Fort Vijfhuizen, en een documentair gedeelte, gefilmd op het 
eiland Oshima. De valuable cargo zijn mensen: de leprozen 
die per veerboot naar het eiland werden overgezet om nooit 
meer terug te mogen keren, zelfs niet na hun dood. Liv Ullmann 
vertelt het verhaal van een veertienjarig meisje dat door haar 
broer ’s nachts naar de veerboot wordt gebracht. De vrouw 
die dat is overkomen leeft er nog, ze zit nu, oud geworden, in 
een rolstoel. Ze zegt: ‘Taal was alles wat we hadden; ik hield 
ervan een liedje te zingen.’ Dan zingt ze voor Liv Ullmann haar 
oude liedje. De tederheid van deze en andere scènes maakt 
de film heel bijzonder. Maar tussen de werkelijkheid van de 
documentaire door komen ook steeds vreemde, onwereldlijke 
personages in beeld die commentaar op het gebeurde lijken 
te geven of bepaalde scènes in een andere werkelijkheid lijken 
te beleven. De Blind Man, gespeeld door Yoshi Oida, blijkt 
door ruimte en tijd te kunnen lopen. Hij draagt touwen met 
daarin ketsende steentjes geknoopt, waarmee hij dat wat te 
gebeuren staat sondeert. Dan is er de Navigator, gespeeld 

There were also three Sanitäts Nurses. They are message 
dispatchers on dangerous missions operating far beyond 
the front with the greatest of stealth. In this exhibition, 
they are the ‘trenchpack carriers’ referred to in La Vivre’s 
lamentations: in their backpacks, they carry the last words 
of fatally injured soldiers, which they deliver to their families 
as a modicum of comfort. 

Molecular (2009/2023) is the Seer, the Blind Man, and 
features in all storylines. He is also King Lear, a jester, a fool, 
or a senile man. He might be the most impressive Hurt Model, 
with his shabby beggar’s clothes, but with a face as calm 
as death. 

The room on the first floor revolved around biopolitics. His 
Attitude Has Changed was projected on pointy, glittering 
metal foil, giving the visuals a sensuous yet sterile quality. 
The film is an essay on medical experiments, subtitled 
Procedures modifying living organisms according to human 
purposes. It consists of found footage combined with 
Bastiaans’ 2014 recordings of the behavioural department 
(i.e. psychiatric ward) at Kings County Hospital in Brooklyn, 
New York, and of a laboratory in Osaka that uses mice to 
research speech. We see tubes and ducts, abandoned 
hospital corridors, fully tiled – what dismal places, what 
took place here? what did they have to proof those walls 
against? – a running mouse chirping like a bird. We see 
an almost unrecognisable woman (Hélène Vrijdag) lying 
in one of the corridors and making the same noises as the 
mouse. One of the most fascinating parts of this film is its 
soundscape, which combines voice-over narration (Bert 
Luppes), chanting (Claron McFadden, soprano), and the 
doctor’s voice (Rayna Campbell). 

On a pedestal in the side room on the first floor, there 
was a riot helmet, referring to violence and suppression. 
Projected inside it was the third film, Valuable Cargo, 
which is about the deportation and internment of Japanese 
lepers on the island of Oshima. They suffered under 
inhuman conditions for decades, though the Japanese 
government has since apologised, and their situation has 
improved. The film is centred around a meeting between 
the actress and co-founder of the Women’s Refugee 
Commission Liv Ullmann, and the island residents, the 
former lepers. 

The film comprises a fictional part, shot in Fort 
Vijfhuizen, and a documentary part, shot on Oshima. The 
valuable cargo consists of people: the lepers that have 
been ferried off to the island throughout the years, never 
to return, not even in death. Liv Ullmann tells the story of 
a 14-year-old girl taken to the ferry by her brother in the 
middle of the night. The girl of this story is still living on 
the island, now an old woman in a wheelchair. She says: 
‘Language was all we had; I loved to sing a song.’ Then, she 
sings her old song to Liv Ullmann. The tenderness of this 
scene and others makes this a very special film. But the 
reality of the documentary is often intercut with strange, 
otherworldly characters who seem to be commenting 
on the events shown, or who appear to be experiencing 
certain scenes in different realities. The Blind Man, played 
by Yoshi Oida, can traverse space and time. He carries 
ropes with jangling pebbles tied to them, which he uses to 
probe what’s to come. Next, we have the Navigator, played 
by Butoh dancer Yoshito Ohno. Dressed in white gauze, 
this ghostlike old man’s silent presence bears witness to 
committed cruelties, lest they be forgotten. 

All events play out at different but simultaneous levels 
of existence, reality and consciousness. This is illustrated 
by the motto Bastiaans has given the film, a stanza from a 
famous Persian Sufi poem, ‘The Conference of the Birds’: 

door de Butoh dancer Yoshito Ohno. Hij is bijna een geest, een 
oude man gehuld in wit gaas, wiens zwijgende aanwezigheid 
ervan getuigt dat begane wreedheden niet zullen worden 
vergeten. 

Alle gebeurtenissen spelen zich af op verschillende, 
maar gelijktijdige niveaus van bestaan, werkelijkheid en 
bewustzijn. Dat blijkt ook uit het motto dat Bastiaans de film 
heeft meegegeven, een strofe uit een beroemd Perzisch Soefi 
gedicht, ‘De Samenspraak van de Vogels’: 

What are these two worlds with so many fantasies? 
The man replied, these two worlds, the upper and the 

nether, are a drop of water, neither here nor there... Dispersing 
like a dream, impalpable.

Tot slot was er de performance. Voor de opening van de 
tentoonstelling werd Café Solo omgebouwd tot podium voor 
performer Hélène Vrijdag. In de doorgang naar het café had 
Bastiaans een half rond podium gebouwd met daarachter een 
zijden gordijn dat de bar aan het oog onttrok, en de ruimte 
ervoor het aanzien gaf van een kleine kapel. Het gordijn 
was geheel met grote zwart-wit afbeeldingen bedrukt. 
Foto’s van maniëristisch verwrongen menselijke figuren, 
mannenlijven, vrouwentorso’s, een model in bikini, ruggen 
langgerekt als heiligen van El Greco. Wat zagen we hier? Een 
ten hemelopneming of een Sixtijnse kapel? Nee, eerder een 
Pasolini pantheon van de lijdende mensheid met fresco’s van 
hedendaagse martelaren. 

Over de foto’s heen was een Thaise tekst gedrukt alsof ze 
deel waren van een manuscript. De figuren kwamen uit een 
Thais modellenboek, een medisch handboek en Bastiaans’ 
film Pharmacie Deux Milles. Bastiaans had de oorspronke-
lijke foto’s bewerkt; ze uitvergroot en gekopieerd tot ze een 
wezenlijke graad van vervorming hadden bereikt. 

Als een wezen van een andere planeet kwam Hélène 
Vrijdag op. Een levend Hurt Model, door Bastiaans gekleed in 
een zwart-wit zijden gewaad, reciteerde ze met een stem die 
van ver weg leek te komen twee gedichten van hoop en troost.
 

What are these two worlds with so many fantasies? 
The man replied, these two worlds, the upper and 

the nether, are a drop of water, neither here nor there… 
Dispersing like a dream, impalpable.

Lastly, there was a performance. For the exhibition opening, 
Café Solo was transformed into a stage for performer 
Hélène Vrijdag. Bastiaans had built a semicircular stage 
in the passageway to the café, with a silk curtain behind 
it which both hid the bar from view and made the rest of 
the room look like a small chapel. The curtain was printed 
entirely in large, black-and-white imagery. Photographs 
of mannerist-style contorted human figures, male bodies, 
female torsos, a bikini-clad model, elongated backs like 
El Greco’s saints. What was this we were looking at? An 
ascension to heaven or a Sistine Chapel? No, this was more 
of a Pasolini pantheon of suffering humanity with frescos 
of contemporary martyrs. 

The pictures were superimposed with Thai text, giving 
them a manuscript-like appearance. The figures were 
adapted from a Thai model book, a medical handbook, 
and Bastiaans’ film Pharmacie Deux Milles. Bastiaans had 
manipulated the original pictures, enlarging and copying 
them to the point of essential deformation. 

Hélène Vrijdag entered the scene like a creature from 
another planet. A living Hurt Model, dressed by Bastiaans in 
a black-and-white silk robe, she recited two poems about 
hope and comfort with a far-away voice that seemed to 
be coming from a distant place.
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Brussel. Zij noemt zichzelf een hedendaagse ‘griot’, iemand 
die in de West-Afrikaanse samenleving fungeert als intermediair 
tussen het subjectieve geheugen en het voorouderlijke verleden. 
Van generatie op generatie dragen de griots verhalen, gebeur-
tenissen, tradities en legenden over. Het zijn ook nomadische 
figuren die beelden, metaforen, muziek en poëzie van de 
voorouders laten doorleven in het heden. ‘Het heden is niet iets 
dat oud is,’ zegt ze hierover. ‘Het heden is het verleden.’ Voor haar 
is dat dubbele bewustzijn nooit een conflict; integendeel, het is 
overgeërfde rijkdom. ‘De toekomst bestaat niet als we niet in het 
heden staan. De griot kan ons helpen om in het huidige moment 
te geraken, om binnen te gaan in de staat van de wereld zoals 
hij vandaag is, met alle contradicties en rampen. Ja, dit is onze 
wereld,’ besluit ze. Om een collectieve amnesie en het onher-
roepelijk verlies van kennis tegen te gaan, dient het verleden te 
worden doorgegeven via mondelinge geschiedenissen ofwel 
oral history. Gbaguidi’s artistieke praktijk, die zich multimediaal 
ontwikkelt, gaande van schilderijen, tekeningen, teksten, instal-
laties en performances, is dan ook een zoektocht naar manieren 
om herinneringen over te dragen.

Gbaguidi’s oeuvre vormt een nieuwe tijdlijn van de koloniale en 
postkoloniale geschiedenis, waarop sporen van trauma’s, tekens, 
associaties en nieuwe, samengestelde archetypes ingaan tegen 
de officiële versie ervan, die de onderdrukking, de gruwel en de 
erfenis ervan omzeilt. Het is immers de kolonisatie die de wereld 
deed kantelen en definitief uit evenwicht bracht. Renaissance 
en Verlichting, voor de westerse cultuur de hoekstenen van 
de moderniteit, hebben de basis gelegd voor een systeem dat 
verlies in zich draagt. Een systeem dat geleid heeft tot massale 
ontbossing, vernietiging van het ecosysteem en onderdrukking 
van hele bevolkingsgroepen. Vanuit haar kennis van diverse 
koloniale archieven her-contextualiseert Gbaguidi wat er in het 
verleden is gebeurd om de ketting van onrecht die sindsdien 
is blijven doorlopen te verbreken. ‘We moeten een andere 
geschiedenis schrijven,’ zegt Gbaguidi, ‘want op dit moment 
weten we dat het officiële verhaal verschillende delen van de 
waarheid verstopt. En nu raken veel dingen in de vergetelheid. 
Dus is het belangrijk om die verhalen te verzamelen. Iedereen 
kan deelnemen om dit soort van dystopie te doorbreken, om 
iets anders op te bouwen en ook om de fouten uit het verleden 
niet meer te maken.’

carry the torch of images, metaphors, music and poetry from 
their ancestors into the present. ‘The present is not something 
that’s old,’ she notes. ‘The present is the past.’ She doesn’t ever 
consider this dual consciousness to be a source of conflict – in 
fact, it’s a source of inherited wealth. ‘There is no future if we 
aren’t in the present. A griot can help us arrive in the now, enable 
us to enter the state of the world as it exists today, with all its 
contradictions and catastrophes. Yes, this is our world,’ she 
concludes. To counteract collective amnesia and the inexorable 
loss of knowledge, the past must be passed on through oral 
history. That’s why, with its cross-media development spanning 
paintings, drawings, text, installations, and performances, 
Gbaguidi’s artistic practice is a search for ways to pass on 
memories. 

Gbaguidi’s oeuvre forms a new timeline of colonial and postco-
lonial history, whose traces of traumas, symbols, associations, 
and new composite archetypes refute the official version of 
events, which ignores the suppression, the horror, and the legacy 
of these two things. After all, it was colonialism that turned the 
world on its side, knocking it forever off-balance. Renaissance 
and Enlightenment, those cornerstones of western modernity, 
laid the foundation for a system built on loss. A system that 
has led to mass deforestation, destruction of habitats, and 
suppression of entire populations. Gbaguidi uses her knowledge 
of various colonial archives to recontextualise events from the 
past, aiming to sever the chain of injustice that has run unbroken 
up to today. ‘We need to write a different history,’ Gbaguidi says, 
‘because right now, we know that the official story conceals 
multiple aspects of the truth. And now a lot of things are in danger 
of being forgotten. So it’s important to collect those stories now. 
Anyone can play their part in breaking this type of dystopia, to 
build something new, and to avoid the mistakes from the past.’ 

Gbaguidi enjoys balancing the political with the poetic, with 
her work not acting as a direct representation of a traumatic 
past, but rather as an embodiment of the knowledge she 
wants to convey. She considers the human body a kind of living 
archive. This gives her drawings and paintings a performative 
quality, as Gbaguidi often uses parts of her body to apply paint 
or pigment on the canvas. Her answer to our overconnected 
(and digital) world, loss of physical contact, and lack of ground-
edness takes the form of images that aim to overturn the binary 

Pélagie Gbaguidi
Icon in Progress After the Pink (2015)  
Naked Writings (2016)  
collectie / collection M HKA, Antwerpen / Antwerp

Christiaan Bastiaans and Pélagie Gbaguidi 

The body as archive

Christiaan Bastiaans (Amsterdam, 1951) runs a practice 
that’s primarily driven by the interrelation between personal 
experiences and artistic investigations into the fundamental 
conditions of human existence. With the thematic coherence 
underpinning it, the formal realisation of Bastiaans’ artistic 
practice explicitly blurs the boundaries between multiple 
disciplines and media: drawings and watercolours coexist with 
film and video, (theatre) performance, collages, fabric pieces, 
sculptures, photography, and installations. 

In the 1970s, Bastiaans first studied at Gerrit Rietveld 
Academie in Amsterdam, followed by the Pratt Graphic Center 
in New York and the Kyoto City University of Arts. Bastiaans 
currently lives and works in Amsterdam, but is essentially 
cosmopolitan. With his mixed Dutch, French, Armenian and 
Indonesian heritage, he faced both open and hidden racism 
in the ’50s and ’60s, and this experience undoubtedly plays a 
part in his sympathy for people in crisis situations. Alongside 
his work as a visual artist, Bastiaans travels to various conflict 
zones and warzones as an investigative journalist, including 
Sierra Leone, Chad, Sudan and Uganda. He visits many refugee 
camps, where he reports on people displaced and victimised 
by war, and documents their stories. 

Christiaan Bastiaans’ work revolves around people whose 
lives are marked by a struggle for survival, portraying current 
themes like war, migration, displacement, alienation, transience, 
and vulnerability – the human condition, in short – from a range 
of perspectives and in a range of ways. These are what he calls 
‘Hurt Models’, or ‘damaged people’. People who are forced to 
endure crisis situations, relegated to the most elementary modes 
of survival. In Bastiaans’ words: ‘A fatal entanglement of political, 
social and economic factors in the marketplace of the world has 
detached these lost souls and placed them in a society that can’t 
offer them refuge.’ 

The work by Beninese artist Pélagie Gbaguidi (Dakar, 1965) also 
sums up the traces and marks left by trauma, and is situated 
around colonial and postcolonial histories. 

Gbaguidi graduated at the Ecole des Beaux Arts Saint-Luc 
in Liège in 1995, and currently lives and works in Brussels. She 
refers to herself as a modern-day ‘griot’, a West-African inter-
mediary between subjective memory and the ancestral past. 
The griots pass on stories, events, traditions and legends from 
one generation to the next. They’re also nomadic figures who 

kleine zaal
M HKA Antwerpen

Christiaan Bastiaans en Pélagie Gbaguidi 

Het lichaam als archief

De praktijk van kunstenaar Christiaan Bastiaans (Amsterdam, 
1951) wordt voornamelijk gedreven door een wisselwerking 
tussen persoonlijke ervaringen en artistiek onderzoek naar de 
fundamentele condities van het menselijke bestaan. Bepaald 
door een thematische coherentie, is Bastiaans’ artistieke praktijk 
in zijn formele verwezenlijking uitgesproken interdisciplinair 
en multimediaal: tekeningen en aquarellen bestaan naast films 
en video’s, (theater)performance, collages, werken in textiel, 
sculpturen, foto’s en installaties. 

Bastiaans studeert in de jaren zeventig aan achtereenvolgens 
de Gerrit Rietveld Academie in Amsterdam, het Pratt Graphic 
Center in New York en de Kyoto City University of Arts. Bastiaans 
woont en werkt in Amsterdam, maar is in wezen kosmopolitisch. 
Hij heeft een Nederlandse, Franse, Armeense en Indonesische 
afkomst en krijgt als jongeling in de jaren vijftig en zestig te maken 
met zowel openlijk als meer verborgen racisme. Ongetwijfeld 
ligt deze ervaring mede aan de basis van zijn mededogen 
met mensen in crisissituaties. Naast beeldend kunstenaar is 
Bastiaans onderzoeksjournalist en reist hij in die hoedanigheid 
naar verschillende conflict- en oorlogsgebieden, zoals Sierra 
Leone, Tsjaad, Soedan en Oeganda. Hij bezoekt er vele opvang-
kampen, waar hij onder meer vluchtelingen en oorlogsslacht-
offers portretteert en hun verhalen documenteert.

In het werk van Christiaan Bastiaans staat de mens wiens 
leven getekend wordt door een strijd om te overleven centraal 
en worden actuele thema’s als oorlog, migratie, ontheemding, 
vervreemding, vergankelijkheid en kwetsbaarheid – kortom ‘la 
condition humaine’ – vanuit verschillende perspectieven en op 
diverse wijzen verbeeld. Het zijn wat hij noemt ‘Hurt Models’ 
oftewel ‘beschadigde mensen’. Mensen die noodgedwongen 
en lijdzaam in crisissituaties moeten zien vol te houden en 
daardoor aangewezen zijn op de meest elementaire manieren 
van overleven. Bastiaans verwoordt het als volgt: ‘Door een fatale 
verknoping van politieke, sociale en economische factoren op 
de wereldmarkt zijn deze dolende zielen onthecht geraakt in een 
samenleving die geen veilig onderkomen biedt.’

Het werk van Beninese kunstenaar Pélagie Gbaguidi (Dakar, 
1965) lijst eveneens de sporen en tekens van trauma op, en 
situeert zich omtrent koloniale en postkoloniale geschiede-
nissen.

Gbaguidi studeerde af aan de Ecole des Beaux Arts 
Saint-Luc te Luik in 1995 en woont en werkt momenteel in 

Leen De Backer
voormalig curator collecties / former collections curator, M HKA, Antwerpen / Antwerp

Jan De Vree
afdelingsverantwoordelijke museale werking / head of collections and research, M HKA, Antwerpen / Antwerp 
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Gbaguidi pendelt graag van het politieke naar het poëtische, 
waarbij haar werken geen directe representatie vormen van 
een traumatisch verleden, maar belichaamde kennis willen 
overbrengen. Ze beschouwt het menselijk lichaam als een 
soort levend archief. Haar schilderijen en tekeningen hebben 
aldus een performatief karakter en Gbaguidi gebruikt vaak 
delen van haar lichaam om verf of pigment op het doek aan te 
brengen. Tegenover onze al te geconnecteerde (en digitale) 
wereld en het wegvallen van fysiek contact, het gebrek aan het 
letterlijk ‘gegrond’ zijn, creëert ze beelden die proberen het 
binaire denken, archetypes en simplificaties te doorbreken. De 
expressionistische schilderijen flirten met naïeve natuurbeelden, 
maar zijn allesbehalve romantisch. ‘We moeten onze relatie met 
de natuur drastisch herzien,’ vindt Gbaguidi, ‘het is een curieuze 
contradictie: we dwepen met ongerepte natuur, maar het is een 
wereld die verloren gaat en die we blijkbaar niet willen redden.’

In 2017 nam ze deel aan Documenta 14 in Kassel met haar 
installatie The Missing Link Dicolonisation Education by Mrs. 
Smiling Stone. Deze installatie bestond uit schoolbanken, foto’s 
en tekeningen op lange rollen die aan het plafond hingen. De 
schriften op de bureaus waren het resultaat van een workshop 
die Gbaguidi in de loop van de Documenta hield met leerlingen 
van een plaatselijke school. De installatie wijst op het belang van 
onderwijs en kennisoverdracht als het tegengif voor collectief 
geheugenverlies.

In Club Solo toont M HKA van Gbaguidi een monumentaal 
schilderij, gecombineerd met twee kleinere tekeningen uit 
de belangrijke reeks Naked Writings. Haar schilderijen komen 
zoals eerder vermeld performatief tot stand, waarbij Gbaguidi 
haar eigen lichaam als stuwende kracht gebruikt om beelden 
te creëren. In Icon in Progress After the Pink (2015) zien we, in 
hoofdzakelijk beige, bruine en goudgele tinten, een zogende 
vrouwelijke figuur. Zij is omgeven door andere, meer bleke 
figuren. Een strook gras en wolken boorden de compositie af, 
en rechts bovenaan ontwaren we een QR-code. Zo genereert 
en bouwt ze laag voor laag meerdere betekenissen op in haar 
beeldtaal. Zoals ze het zelf formuleert: ‘Ik schakel mijn lichaam in 
als archief. Ik zie deze reeks schilderijen als een intiem dagboek, 
een choreografie van belichaamde kennis. Zelf voelde ik mij 
tijdens het werkproces als een seismograaf die de schokken 
opvangt. Die zijn er wel degelijk. Hoe we lichamelijk reageren op 
onderdrukking van minderheden, op toenemend geweld, op de 
digitale race: ik zie er de kiemen in van een collectieve neurose.’

Voor haar reeks tekeningen, getiteld Naked Writings (2016), 
onderzocht Gbaguidi de archieven van het Koninklijk Museum 
voor Midden-Afrika in Tervuren. Week na week keerde ze terug 
naar de foto’s en documenten die getuigen van het onvoor-
stelbare koloniale geweld in Congo. Ze maakte haar tekeningen 
ter plaatse, omdat ze sterk gelooft in creatie en verbeelding als 
regeneratieve kracht. De titel Naked Writings verwijst naar het 
belang van afleren, het afwerpen van eerdere overtuigingen en 
daarmee het dekoloniseren van de geest.

Met een sterk en consistent arsenaal wat thematische focus 
betreft, gaande van ‘la condition humaine’, het deconstrueren 
van stereotypen, het herschrijven van micro- en macroverhalen, 
of het her-contextualiseren van geschiedenissen van minder-
heidsgroepen en van historisch onrecht, geven zowel Christiaan 
Bastiaans als Pélagie Gbaguidi, in een waaier van formele en 
mediale mogelijkheden, kritisch commentaar op het hic et 
nunc en de samenlevingen waarvan zij deel uitmaken, zonder 
evenwel anekdotisch of moralistisch te worden. Integendeel, 
de projecten die zij vormgeven, verraden ook hun aandacht 
voor de weerbaarheid van de mens, zijn overlevingsdrang en 
het geloof in de hoop. Of om te eindigen met de Duitse filosoof 
Ernst Bloch die in zijn omvangrijke geschrift over de hoop uit de 
jaren 1930 schrijft: ‘De werking van dit affect vereist mensen die 
zich actief storten op het wordende, waartoe ze zelf behoren.’ 
Hopen, met andere woorden, is jezelf aan de toekomst geven, 
en dat engagement met de toekomst maakt het heden leefbaar.

mode of thinking, archetypes and simplifications. The expres-
sionist paintings may flirt with naïve depictions of nature, but 
they are anything but romantic. ‘We have to radically revise our 
relationship with nature,’ Gbaguidi says; ‘it’s a curious contra-
diction: we rave about unspoilt nature, yet we’re clearly unwilling 
to step in when it’s being destroyed.’

In 2017, she participated in Documenta 14 in Kassel, with 
her installation The Missing Link Dicolonisation Education by 
Mrs. Smiling Stone. It consisted of school desks, photographs 
and drawings on long scrolls suspended from the ceiling. The 
notebooks on the desks were the result of a workshop given by 
Gbaguidi to local schoolchildren over the course of Documenta. 
The installation illustrates the importance of education and 
transfer of knowledge as the antidote for collective memory loss.

At Club Solo, M HKA is showing a monumental painting by 
Gbaguidi alongside two smaller drawings from the key series 
Naked Writings. As mentioned above, her paintings are made 
by means of performance, with Gbaguidi using her own body 
as a driving force to create pictures. In Icon in Progress After 
the Pink (2015), we see a woman suckling a child in primarily 
beige, brown and golden-yellow shades. Surrounding her are 
other, paler figures. A strip of clouds and grass frames the 
composition, and in the top-right corner, we see a QR code. 
The result is a layered construction of stacked signifiers in her 
visual language. In her words: ‘I use my body as an archive. To 
me, this series of paintings is an intimate journal, a choreography 
of embodied knowledge. During the process of making this, I felt 
like a seismograph registering the tremors. Because they are 
absolutely there. The way we react physically to the suppression 
of minorities, to growing violence, to the digital rat race: I see 
them as the seeds of a collective neurosis.’ 

As part of her research for her Naked Writings series (2016), 
Gbaguidi visited the archives of the Royal Museum for Central 
Africa in Tervuren, Belgium. Week after week, she returned to 
the photos and documents bearing witness of the unimaginable 
colonial violence in Congo. She made her drawings on-site, as 
she’s a strong believer in the regenerative power of creation and 
imagination. The title Naked Writings refers to the importance 
of unlearning, discarding prior convictions, and the decolonial-
isation of the mind.

The strong and consistent arsenals for thematic focus at 
their disposal, ranging from the human condition to the decon-
struction of stereotypes, rewriting narratives at the micro and 
macro levels, and recontextualising the histories of minorities 
and historic injustice, provide both Christiaan Bastiaans and 
Pélagie Gbaguidi with a gamut of options in medium and format 
to criticise the hic et nunc and the societies they are part of, 
but without succumbing to anecdotalism or moralism. On the 
contrary: the projects they design exhibit their attention to human 
resilience, the urge to survive, and the belief in hope. To end on 
a quote from German philosopher Ernst Bloch’s lengthy 1930s 
treatise on hope: ‘The work of this emotion requires people 
who throw themselves actively into what is becoming, to which 
they themselves belong.’ In other words, hope means to give 
yourself to the future, and it is this engagement with the future 
that makes the present liveable.
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CAFÉ

 1  Portrait of a Young Girl in Asylum   
  Center in Ragusa, Sicily, 2014   p. 29
  gepigmenteerde inkjetprint op 

Hahnemühle rijstpapier

  Multiple
 2  Modified Catwalk Model in the Year  

of the Plague, 2020   p. 32
  Toyobo print op etspapier, 20,5 x 13,5 cm

  De multiple van Christiaan Bastiaans 
werd speciaal voor deze tentoonstelling 
gemaakt, in een oplage van zeven 
exemplaren. Het werk is voor € 250,-  
te koop in Club Solo.

BENEDENZAAL

 3  Capsid Agent, 1999-2023   p. 9, 10
  gepigmenteerde inkjetprint op canvas; 

zeefdruk op stof, bisonyl en andere 
materialen, 230 x 137,5 x 30 cm

 4  Sanitäts Nurse (for autopsy bodies  
in the Lear Zone VI), 2023   p. 8

  gemengde stof, gaas, 160 x 43 x 110 cm

 5  Neutrophilia, 1998   p. 8
  zeefdruk op stof, textiel, nylondraad, 

glaskralen, 167 x 60 x 55 cm

 6  Körper zur Beobachtungsstation,  
2002   p. 9

  diverse materialen, zeefdruk op 
klamboe, satijn, ca. 180 cm

 7  Sanitäts Nurse (for autopsy bodies 
in the Lear Zone IV), 2003-2005   p. 9

  hennep en andere stoffen, glazen kralen, 
rubberen handschoen, touw, zeefdruk, 
borduurwerk, object, metaaldraad

 8  Sanitäts Nurse (for autopsy bodies  
in the Lear Zone V), 2003-2005   p. 9, 11

  diverse stoffen, papier-maché, kolen, 
kogel, zijde over bamboe, klamboe, 
gaasverband, stro, bisonyl, zeefdruk, 
Oost-Indische inkt

 9  Molecular, 2023   
  hennep en andere stof, masker, 

157 x 60 x 45 cm

 10  Club Mama Gemütlich, 2009   
  35 mm film, omgezet naar HD, 28’  

kleur/geluid, Engels/Japans
  cast Jeanne Moreau, La Vivre,  

Yoshi Oida, Molecular, Rutger Hauer, 
Cyto Kine

Christiaan Bastiaans
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TRAPPENHUIS  BOVEN

 11  Hurt Models, 1999   
  Oost-Indische inkt op c-print en  

Chinees papier, (twee verbindende 
delen), 48 x 33,5 cm

BOVENZAAL

 12  Toegang tot het Individu, 2015  p. 12
  Giclee print en Dye inkjetprint, acrylinkt, 

gitzwarte Oost-Indische inkt op metalic 
zilverpapier, 28 x 35,5 cm

 13  Körper zur Beobachtungsstation 
(nr.33), 2015   p. 17, 20

  gepigmenteerde inkjetprint op 
transparante folie, koperdraad en 
assemblage, 128 x 200 cm

 14  Toegang tot het Individu (nr.1),  
2015   p. 16, 17

  gepigmenteerde inkjetprint op 
Hahnemühle rijstpapier, 164 x 112 cm

 15  Rupture I, 2015   p. 16
  gepigmenteerde inkjetprint op metalic 

zilverpapier, 155 x 91 cm

 16  Körper zur Beobachtungsstation 
(nr.36), 2015   p. 15

  gepigmenteerde inkjetprint op 
transparante folie, 128 x 220 cm

 17  His Attitude has Changed, 2017-202    
p. 13, 15, 16  
video, 13’10’’, kleur/geluid, Engels 

  voice-over cast: Bert Luppes, Automatic 
Male Voice, Automatic Female 
Voice, Jolanda van den Berg, Claron 
McFadden, Rayna Campbell, Automatic 
Child Voice.

  Opgenomen in video: Hélène Vrijdag. 
 

 18  Rupture II, 2015   p. 14
  gepigmenteerde inkjetprint op 

Hahnemühle-rijstpapier, 158 x 112 cm
 
 19 Körper zur Beobachtungsstation 

(nr.37), 2015   p. 14
  gepigmenteerde inkjetprint op 

Hahnemühle-rijstpapier, 112 x 163 cm
  
 20 Hurt Model (study for Valuable Cargo), 

2018 [boven]   p. 19
  Japanse aquarel (Gansai) en Sumi-inkt 

op boomschors, 22,5 x 21 cm

 21  Mutation Carrier, 2019 [midden]   p. 19
  Sumi-inkt op boomschors, 23 x 19,5 cm

 22  Hurt Model Performer, 2021 [onder]   
p. 19

  Sumi-inkt en Japans garen op 
boomschors, 24 x 20 cm

 23 Study for Year Zero (III), 2022   p. 21
  Dye inkjetprint op papier met 

vlindervleugels, gesmolten zwavel, 
draad, 41 x 29 cm

 24  Shrapnel Scarred Catwalk Boy, 
  2022 [boven]   p. 18
  inkt op Japans papier, 32 x 40,5 cm

 25 Viral Dust, 2001-2002 [onder]   p. 18
  inkt en collage op papier, 34,2 x 53,5 cm

STUDIO

 26  Valuable Cargo, 2019   p. 22, 23
  videoprojectie in oproerhelm
  26 ’30’’ kleur/geluid, Engels, Japans, 

Spaans 
  cast: Liv Ullmann, Maruschka Detmers, 

Anne Ratte-Polle, Angela Molina,  
Rayna Campbell, Stefan Stern,  
Claron McFadden, Hélène Vrijdag,  
Nora Céline Ramakers, Yoshi Oida, 
Yoshito Ohno, Shizuka Ishibashi en de 
residenten van het Oshima Sanatorium: 
Kiyoko Nishiuchi, Mitsuko Wakibayashi, 
Takashi Tojo, Tsuneji Isono, Kazuo Mori, 
Chiho Oka, Kimihiko Sakaguchi.

MUSEUMZAAL

  Pélagie Gbaguidi

 27  Icon in Progress After the Pink,  
  2015   p. 26

 28  Naked Writings, 2016   p. 25
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Kunstenaarsinitiatief Club Solo presenteert vier keer per jaar 
solotentoonstellingen van Nederlandse en Belgische kunstenaars.  
Onze partnermusea – Van Abbemuseum (Eindhoven), M HKA (Antwerpen), 
S.M.A.K. (Gent), Bonnefantenmuseum (Maastricht) en LIMA (Amsterdam) – 
reageren afwisselend met een werk uit de eigen collectie op de solo’s.  
Bij elke tentoonstelling verschijnt een catalogus met daarin een tekst van 
een auteur, gekozen door de kunstenaar, en een tekst van de curator van 
het participerende museum. 

Club Solo presents solo exhibitions of Dutch and Belgian artists. 
Curators of our associate museums – Van Abbemuseum (Eindhoven), 
M HKA (Antwerp), S.M.A.K. (Ghent), Bonnefantenmuseum 
(Maastricht) and LIMA (Amsterdam) – respond to the artist’s work  
by adding a specific contribution from their collection to the 
exhibition. A catalogue is published to accompany each exhibition, 
containing one article written at the artist’s request, and another 
written by the curator of the participating museum.  

een uitgave van Club Solo / a Club Solo publication

Antonietta Peeters 24 augustus – 7 september 2014 
Wesley Meuris 23 november – 21 december 2014 
Erik Wesselo 22 februari – 22 maart 2015 
Voebe de Gruyter 3 mei – 31 mei 2015 
Peter Otto 6 september – 4 oktober 2015 
Iris Kensmil 1 november – 29 november 2015 
Ton Boelhouwer 28 februari – 28 maart 2016 
Gert-Jan Prins 1 mei – 29 mei 2016 
Ine Lamers 18 september – 30 oktober 2016 
Karin Arink 20 november – 18 december 2016 
Q.S. Serafijn 27 januari – 5 maart 2017 
Gerald van der Kaap 23 april – 28 mei 2017 
Klaar van der Lippe en Bart Stuart 10 september – 8 oktober 2017 
Hester Oerlemans 19 november – 17 december 2017 
George Korsmit 26 januari – 25 februari 2018 
Keiko Sato 25 maart – 22 april 2018 
Stijn Peeters 27 mei – 24 juni 2018 
Karel Doing 6 september – 21 oktober 2018 

Joke Robaard 25 november – 23 december 2018 
Julika Rudelius 26 januari – 3 maart 2019 
Stijn Ank 24 maart – 28 april 2019 
Merijn Bolink 19 mei – 23 juni 2019 
Michèle Matyn 8 september – 6 oktober 2019 
Wafae Ahalouch 17 november – 22 december 2019 
Cécile Verwaaijen 25 januari – 8 maart 2020 
Marjolijn Dijkman 10 september – 28 oktober 2020 
Kees Goudzwaard 19 november 2020 – 10 januari 2021 
Aaron van Erp 16 mei – 27 juni 2021 
Jean Bernard Koeman 5 september – 17 oktober 2021 
Ansuya Blom 7 november – 19 december 2021 
Caroline Coolen 6 februari – 20 maart 2022
Marcel Pinas 10 april – 22 mei 2022
Wineke Gartz 11 september – 23 oktober 2022
Dick Verdult 13 november – 22 december 2022
Peter Morrens 5 februari – 19 maart 2023
Christiaan Bastiaans 14 mei – 25 juni 2023
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