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voorwoord

Maya Meijer Bergmans

Kunsthistorica & eigenaar samen met Ton Meijer van landgoed Paleis Soestdijk

De buitenkunsttentoonstelling, VOORLOPERS, in het park van
Paleis Soestdijk is met veel plezier en aandacht voor u bedacht
en samengesteld.

Toen ik bijna twee jaar geleden het idee had om een zomer-
expositie in het Zocherpark van Paleis Soestdijk te organiseren
was Marie Jeanne de Rooij, de curator waarmee ik zeven
jaar met veel succes Den Haag Sculptuur georganiseerd heb,
de juiste keuze. Zij heeft VOORLOPERS inhoudelijk ingevuld
en het thema naadloos laten aansluiten bij de intenties en
ambities van het Made by Holland concept.

Met Made by Holland willen we immers laten zien hoe we ons
land kunnen klaarmaken voor een duurzame toekomst door
innovatie en creativiteit in Nederland te stimuleren en ruimte
te bieden voor het presenteren van nieuwe ontwikkelingen
en spannende ideeén om zodoende samen een leefbaar land
voor ons allemaal te bewerkstelligen. leder kunstwerk in
VOORLOPERS heeft een link met dit streven om experiment
en vooruitdenken te vieren.

VOORLOPERS toont kunstenaars van nu, gevestigd en nieuw
talent, die zich laten inspireren door actuele thema's zoals
bio-design & robotica, duurzaamheid & recycling, techno-
logie & educatie, maar ook door de veranderende betekenis
van erfgoed en natuur in Nederland.

Naast werk van bekende namen als Joep van Lieshout/
Atelier Van Lieshout, David Bade, en Groenewoud / Buij, is er
ook modern-klassieke sculptuur van Ivan Cremer te zien en
videokunst van Prix de Rome-genomineerde en winnares
van de Theodora Niemeijer Prijs, Silvia Martes. Veel werken
zijn speciaal gemaakt of aangepast voor het park.
Aanstormend bio-design talent Bob Hendrikx, bekend van
de 'Living Coffin’ ontwikkelde voor VOORLOPERS een ‘Living
Couch’, een doorzichtige sculptuur gevuld met groene en
rode algen uit de parkvijver. Cecilia Bengtsson maakte een
geluidsinstallatie in het Wilhelmina Chalet, Ingrid Mol een
diorama in het prinsessenspeelhuisje en Lennart Lahuis
parkpoézie met watertechnologie. En Zeger Reyers geeft
gedurende de tentoonstellingsperiode nieuw leven en
betekenis aan een vergeten tennisbaan in verval.

Samen met Marie Jeanne wens ik de bezoeker van
VOORLOPERS een paar ontspannen uren in de lieflijke
paleistuin van Soestdijk omringd door uitdagende kunst die
je aan het denken zet.

Paleis Soestdijk staat aan de start van een nieuwe fase
in haar ruim 350-jarig bestaan. Het landgoed wordt de
komende jaren grondig gerestaureerd en klaargemaakt
voor een nieuwe bestemming. In 2025 opent het nieuwe
Made by Holland | Paleis Soestdijk: een inspirerend plat-
form, podium en landingsplek voor innovatief en onder-
nemend Nederland. Met tijdelijke tentoonstellingen,
lezingen, congressen en een educatief aanbod worden
hier straks dé Nederlandse oplossingen voor wereld-
wijde uitdagingen gepresenteerd aan het publiek.

Meer info: paleissoestdijk.nl



preface

Maya Meijer Bergmans

Art-historian & co-owner together with Ton Meijer of the estate Paleis Soestdijk

VOORLOPERS | PIONEERS was conceived and curated with a
lot of enthusiasm and pleasure, and consistently with you,
the public, in mind.

It is now almost two years ago, since | first came up with the
idea of organising a summer exhibition in the Zocher Park of
Paleis Soestdijk, | immediately knew | wanted Marie Jeanne
de Rooij to curate the show as | had worked with her in the
past when organising seven successful editions of The
Hague Sculpture. As curator she shaped the thematic
approach for VOORLOPERS | PIONEERS, and seamlessly
connected this to the intentions and ambitions of the Made
by Holland concept.

After all, it is Made by Holland's intention to show you, the
public, how we can prepare our country for a sustainable
future by stimulating innovation and creativity, and by
providing a space for presenting new developments and
exciting ideas in order to achieve a healthy and prosperous
future for all of us and for future generations. Each artwork
in the VOORLOPERS | PIONEERS exhibition can be linked to
this aspiration to celebrate experimentation and visionary
commitment to a better world.

VOORLOPERS | PIONEERS presents artists of today - both
well-established as emerging artists - who not only feel
inspired by topical issues such as bio-design & robotics,
sustainability & recycling, technology & education, but also
by the changing significance of national heritage and nature
in the Netherlands.

Apart from intriguing artworks by house-hold names such
as Joep van Lieshout / Atelier Van Lieshout, David Bade, and
Groenewoud / Buij, we are also exhibiting a stunning
modern-classical sculpture by Ivan Cremer as well as unique
video-art by the up-and-coming artist Silvia Martes, who
has been nominated for the Prix de Rome, and won the
Theodora Niemeijer Prize last year

Many works have been created or adjusted especially for the
Palace Garden exhibition. Emerging bio-design wonder Bob
Hendrikx, already known for his ‘Living Coffin’ design,
developed a 'Living Couch’ for VOORLOPERS | PIONEERS, a
transparent sculpture filled with green and red algae from
the Palace Park pond. Cecilia Bengtsson, another fascinating

artist, created a sound-installation for the Wilhelmina Chalet,
and Ingrid Mol installed a ‘diorama’ in the Princesses’ play-
house. Artist Lennart Lahuis used water-technology for his
‘park poetry’in-situ installation, and Zeger Reyers has given
new life and meaning to a forgotten tennis court in decay.

Together with Marie Jeanne | wish every visitor of
VOORLOPERS | PIONEERS a couple of wonderfully relaxing
hours in the lovely Palace Garden, surrounded by intriguing
and thought-provoking artworks.

Paleis Soestdijk is starting a new phase in its more
than 350-year existence. Over the coming years the
estate will be thoroughly restored and prepared for its
new purpose and its new destiny. In 2025 the new Made
by Holland | Paleis Soestdijk will open as an inspiring
platform, stage and launching spot for Dutch innovation
and enterprise. Here the best Dutch solutions for world-
wide challenges will be presented to the public through
temporary exhibitions, lectures, conventions, and an
educational programme.

More information: paleissoestdijk.nl



VOORLOPERS

Marie Jeanne de Rooij
Curator VOORLOPERS

De afgelopen twee jaar heb ik tijdens de voorbereidingen van
de tentoonstelling VOORLOPERS het park van Paleis Soestdijk
vaak bezocht en steeds beter leren kennen. Het is een
bijzondere ervaring om te zien en horen hoe de natuur in
ieder seizoen een eigen schoonheid weet te etaleren, maar
juist in een park bedacht en met liefde en zorg onderhouden
door mensen krijgt de natuur in een dichtbevolkt en dicht
gebouwd Nederland een vanzelfsprekende hoofdrol, die de
verhouding tussen mens en natuur weer enigszins in balans
brengt. Hier in je eentje rondlopen is ontspannen — geen
dwingende opgave maar een natuurlijk gegeven. Het voelde
dan ook niet als werk maar als een cadeautje om juist in dit
park van het voor veel Nederlanders iconische Paleis Soestdijk
een tentoonstelling te mogen maken.

Paleis Soestdijk is bij vele Nederlanders nog bekend als decor
voor de presentatie van een nieuw kabinet op het bordes of
voor het defilé op de verjaardag van Koningin Juliana.
Inmiddels is, nadat de koninklijke familie vertrok en het Rijk
er een tijdje de scepter zwaaide, het landgoed na een door
het Rijk uitgeschreven competitie voor het beste plan
particulier eigendom geworden, maar wel met de gewenste
publieke missie.

Voor de restauratie van het paleis van start gaat volgend
jaar, besloot eigenaar Maya Meijer Bergmans het park deze
zomer open te stellen voor een tentoonstelling en zo in
kunst, cultuur en in het paleispark geinteresseerden kennis
te laten maken met deze tot de verbeelding sprekende,
19-eeuwse landschapstuin met zijn romantische doorkijkjes
en slingerende lanenstructuur, maar ook met wat eeuwen
aan al dan niet aristocratische bewoners aan monumenten
en (vaak ook plantaardige) herinneringen hebben achter-
gelaten.

Het was niet ingewikkeld de innovatie-missie van Made by
Holland | Paleis Soestdijk te koppelen aan mijn inzet als
curator voor de tentoonstelling: kunstenaars van nu die
vernieuwend, nieuwsgierig, onderzoekend en experimenterend
buiten de lijntjes kleuren, en al dan niet bewust geéngageerd
pionierend voor de troepen vooruitlopen, voorlopers als het
ware. Want als voorlopers verkennen zij alvast het park, en
geven het publiek een voorzetje met hun werk hoe je het
park zou kunnen beleven, wat natuur en erfgoed betekent in
Nederland, hoe kunst in gesprek kan gaan met het park en

zijn bezoekers, wat vernieuwing kan betekenen en hoe dat
eruit zou kunnen zien en vooral ook laten zien hoe natuur en
kunst elkaar hier kunnen versterken.

De wandeling door het park langs de kunstwerken geeft je
als bezoeker telkens weer een andere invalshoek op kunst
en natuur. De kunstwerken weten aan het park nieuwe
verhalen te ontfutselen over bijvoorbeeld water (BuroLdR,
Groenewoud/Buij, Lennart Lahuis) of over de natuur (Cecilia
Bengtsson, Marjan Laaper, Zeger Reyers) en geven ruimte aan
dromen over een vrolijk wenkende of toch wellicht beklem-
mende toekomst voor de mens (AVL, lliada Charalambous,
Bram Ellens, Bob Hendrikx, Silvia Martes, Ingrid Mol, Birgit
Verwer). En wat wenst de gestrande zeilboot van Bade voor
de toekomst van het park ook daar kun je als bezoeker over
meedenken.

Van AVL's ‘Darwin’ naar ‘Origins’ en vervolgens de stoelencirkel
van lliada Charalambous en daarna de stoomwoordenstroom
van Lennart Lahuis enzoverder het park door, ligt telkens het
ene werk op een gevoelsmatig kloppende afstand van het
volgende kunstwerk met ruimte voor een denk- en adem-
pauze. Op zichzelf staand maar ook in gesprek met elkaar en
de omgeving nodigen deze VOORLOPERS het publiek uit tot
een persoonlijke verkenning van het park via kunst en het zo
naar eigen inzicht een veelstemmige, nieuwe betekenis te
geven. VOORLOPERS moedigt je aan op een speelse manier
met uiteenlopende, actuele installaties, beelden, videowerk,
geluidskunst, (bio-)design, om de pionier in jezelf te ontdekken
en te activeren, want avontuurlijke verbeeldingskracht is niet
alleen voor een dynamisch park met ambitie van belang maar
ook voor een toekomst met perspectief voor iedereen.
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Marie Jeanne de Rooij
Curator of VOORLOPERS | PIONEERS

During the preparations for the exhibition VOORLOPERS |
PIONEERS, over the past two years | reqularly visited the park
of Paleis Soestdijk and have therefore gotten increasingly
familiar with it. It is always an extraordinary experience to
see and hear how nature is able to display a unique beauty for
each season, but even more so in a park that was conceived
and maintained, with a great deal of love and attention, by
humans. A place where, in a country so densely populated
and built up as the Netherlands, nature is self-evidently given
a leading role, to somewhat restore the balance between
humans and nature. Taking a walk here on your own is
relaxing — not a compulsory task, but a natural given. It
therefore felt more like a gift than actual work when I was
asked to make this exhibition in the park of Paleis Soestdijk,
an iconic location to many people in the Netherlands.

Many Dutch people still remember Paleis Soestdijk as the
backdrop for introducing new cabinets, or from the parades
past the palace steps during Queen Juliana’s birthday
celebrations. After the royal family moved out and the estate
had been managed by the Dutch state for a while, it fell into
private ownership, albeit with a public mission, following a
state-organized competition to find the best plan for its
future exploitation.

Before the restoration of the palace will commence next year,
owner Maya Meijer Bergmans decided to open up the park
this summer for an exhibition, thus enabling people who are
interested in art, culture, and the palace park to acquaint
themselves with this appealing 19™"-century landscape garden
with its romantic vistas and structure of meandering lanes, but
also with its centuries worth of monuments and (frequently
also plant-based) memories that the residents, aristocratic
or otherwise, left behind.

It was not at all complicated to connect the Made by Holland |
Paleis Soestdijk mission of innovation to my efforts as curator
of the exhibition, so | looked for artists of today who, in an
innovative, curious, explorative, and experimental way, dare
to venture off the beaten track and, whether consciously or
not, pioneeringly walk ahead of the troops — PIONEERS, in
short. As pioneers they have already explored the park and,
through their work, are now presenting suggestions to the
public for how the park might be experienced, what nature
and heritage mean in the Netherlands, how art is able to

engage in a conversation with the park and its visitors, what
the impact of innovation may be and what it could look like,
and especially how nature and art can be mutually reinforcing
in this place.

The walking route through the park and past the artworks
offers you, the visitor, a different perspective on art and nature
at every turn. The artworks are constantly extracting new
stories from the park, for instance about water (BuroLdR,
Groenewoud/Buij, Lennart Lahuis) or nature (Cecilia Bengtsson,
Marjan Laaper, Zeger Reyers), and allow us the space to dream
about a future that may either be cheerfully beckoning or
possibly frightening for humankind (AVL, lliada Charalambous,
Bram Ellens, Bob Hendrikx, Silvia Martes, Ingrid Mol, Birgit
Verwer). And what are David Bade's stranded sailing boat's
hopes for the future of the park? That again is something
visitors can ponder over.

From AVL's ‘Darwin’ to ‘Origins’, and subsequently to lliada
Charalambous's circle of chairs, Lennart Lahuis’s stream of
words, and further onwards through the park, each work is
located at an emotionally logical distance from the next, with
space to think and breathe in between. Autonomously, as
well as in conversation with each other and their surroundings,
these PIONEERS invite the public to engage in a personal
exploration of the park by means of art, and thus to use
their own perception to give new meaning to multivocality.
VOORLOPERS | PIONEERS encourages you to — in a playful
way, through the various topical installations, sculptures,
video works, sound art, and (bio)design - find and activate
your inner pioneer, because adventurous power of
imagination is not only important for the sake of a dynamic
and ambitious park, but also for a future that offers new
perspectives to everyone.
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@ Atelier Van Lieshout

Joep van Lieshout; Ravenstein | 1963
‘Darwin’ (2008), polyester

Plagerig knalblauwpaars en buitenproportioneel uitvergroot
vestigt Atelier Van Lieshout alle aandacht op zijn sculptuur
die een spermatozoide verbeeldt. Met recht is hier sprake
van een uitverkoren specimen, want in het ‘echt’is de
concurrentie moordend, met miljoenen zaadcellen op jacht
naar versmelting met die ene aanmerkelijk groter uitgevallen
vrouwelijke eicel. Slechts 1 zaadcel kan deze wedstrijd ‘'winnen’
Gewapend met een zweepstaartje om zo snel mogelijk en
liefst als enige ‘de heilige graal, conceptie, te bereiken, tracht
elke spermacel het voortleven van zijn genetisch unieke
profiel te realiseren.

Toepasselijk verwijzend naar deze strijd op leven en dood
die zich op microniveau afspeelt is de titel van dit robuust
ogende kunstwerk ‘Darwin’ Charles Darwin (1809-1882)
beschreef in zijn roemruchte evolutietheorie, ‘On the Origin of
Species’ hoe soorten door middel van kleine veranderingen,
oftewel natuurlijke selectie, kunnen voortbestaan. Een
proces van vallen en opstaan, waarbij een kleine afwijking in
het genetisch materiaal van zowel sperma- als eicel de soort
mogelijk betere kansen biedt om met telkens veranderende
omstandigheden om te gaan en te overleven. Darwin staat
voor velen te boek als een oer-pionier die tegen de heersende
inzichten van zijn tijd in, ingrijpend de visie op de biologie en
de ontstaansgeschiedenis van de mens en de natuur, maar ook
het (religieuze) wereldbeeld van die tijd (en voor sommigen
nu nog steeds) op zijn kop zette.

Met ontregelende overdrijving en humor illustreert Van
Lieshout Darwin's theorie van the survival of the fittest op
zijn manier, tikkeltje brutaal, beetje macho en provocerend
maar ook kwetsbaar. De ‘fitste’ betekent namelijk niet dat
letterlijk de sterkste het redt, maar de meest geschikste voor
dat moment waarbij ook toeval een grote rol speelt. De vaak
in AVLs werk terugkerende sekseloze mensfiguren die hier
half verpletterd lijken te worden door ‘Darwin’ staan wellicht
voor de onvermijdelijke verliezers in de meedogenloze strijd
om te overleven.

Net als Darwin is Joep van Lieshout een echte pionier, die
met niet aflatende jongensachtige nieuwsgierigheid tegen
heilige huisjes aanschopt, alternatieve maatschappelijke
systemen onderzoekt met dystopische vergezichten hoe we
bijvoorbeeld als vrije mens ons makkelijk slaafs laten mee-
drijven in de consumptiemaatschappij, en ontvankelijk zijn

om autoritaire en totalitaire systemen te omarmen (zoals in
AVLs ‘Slave City').

De ambigue directheid van de kunstenaar kietelt het ongemak
van de toeschouwer zelfs in de vorm van een letterlijk aai-
bare spermatozoide, die als pars pro toto zou kunnen staan
voor de onverbeterlijke menselijke ambitie om een verbeterde
versie te worden van je voorganger én macht te behouden.
Vast niet toevallig heet het nieuwe ambitieuze (vastgoed-)
kunstproject van AVL, Brutus, naar degene die Julius Caesar,
de oude orde, doodde om vernieuwing mogelijk te maken.
Overigens kan, zoals vaker bij werken van AVL, ‘Darwin’ ook
gewoon functioneren als habitat om in te leven of gebruikt
worden, indien gewenst, als koffietentje of bar.

Atelier Van Lieshout (AVL) is opgericht door beeldend
kunstenaar en visionair Joep van Lieshout en positioneert
zich al drie decennia lang met een multidisciplinaire
kunstenaarspraktijk tussen kunst, design en architectuur
in. Van Lieshout zoekt de grenzen op tussen kunst en
ondernemerschap en ontdoet zich zo met nadruk van

de mythe van uniek geniaal kunstenaarschap. Terug-
kerende thema’s zijn machtsstructuren, autarkie, seks,
leven en dood, en de relatie tussen individu en collectief
(overheid, staat, gemeenschap).



@ Atelier Van Lieshout

Joep van Lieshout; Ravenstein | 1963
‘Darwin’ (2008), fibreglass

Teasingly bright blue-purple and disproportionately magnified,
Atelier Van Lieshout draws all the attention to the sculpture
representing a spermatozoid. Here one might rightfully
speak of a chosen specimen, because in reality a cutthroat
competition between millions of sperm cells is taking place,
a battle to fuse with the significantly larger female egg cell.
Only one sperm cell will be able to win this competition.
Armed with a whiptail to, as fast as possible and preferably
as the first, reach the holy grail of conception, every sperm
cell attempts to realise the survival of its genetically unique
profile.

‘Darwin’is definitely an appropriate title for the robust art-
work referring to this struggle of life and death on micro
level. In his notorious and famous evolutional theory, ‘On the
Origin of Species’, Charles Darwin (1809-1882) wrote how
species are able to survive by means of small changes, in
other words via natural selection. A process of trial-and-
error, in which a small deviation in the genetic material of
sperm cell or egg cell may offer better chances for adapting
to ongoing changing circumstances, and thus for the survival
of the species.

To many, Darwin still stands as a primeval pioneer, who against
the prevailing insights of his time, not only radically upset
existing views on biology, the origins of man and nature, but
also the predominant (religious) worldview (for some even
still standing today).

With unsettling exaggeration and humour, Van Lieshout
illustrates Darwin's theory of the survival of the fittest in his
own special way, a tad cheeky and macho, provocative, but
also vulnerable. The fittest in fact doesn't literally mean that
the strongest will prevail, but the one most suitably equipped
for the moment, also depending on the big unpredictable
role of chance. The often recurring, sexless human figures in
AVLl's work seem to be crushed by ‘Darwin’, and perhaps they
stand for the inevitable collateral damage in the ruthless
battle of survival.

Just like Darwin, Joep van Lieshout is a true pioneer who
relentlessly, and with boyish curiosity sacrifices sacred cows,
examining alternative societal systems with dystopian
prospects on how, for instance, we as free people are carried
away so slavishly by our consumer society, and how receptive

we are to embracing authoritarian and totalitarian systems
(see AVLs ‘Slave City").

The ambiguous directness of the artist even tickles the
unease of the viewer in the shape of a, literally, cuddly
spermatozoid, which could be regarded as a pars pro toto
for the incorrigible human ambition to become a better
version than your predecessor, but also to hold on to power
whatever it takes. It is probably not accidental that the new
ambitious real estate art-venture of AVL, 'Brutus’ is tongue-
in-cheekily named after the conspirator who killed Julius
Caesar, representing the old power, to make renewal and
innovation of power possible.

By the way, as is often the case with works by AVL, 'Darwin’
can also function as a cocoon to live in, or even — if so
desired — as a bar.

Atelier Van Lieshout (AVL) was founded by artist and
visionary Joep van Lieshout. For three decades Van
Lieshout has been positioning himself in between art,
design and architecture with his multi-disciplinary
practice. Van Lieshout probes the boundaries between
art and entrepreneurship and as such challenges the
myth of the unique, ingenious artist. Recurring themes
include power structures, autarky, sex, life and death,
and the relationship between individual and collective
(government, state, community).



David Bade

Curacao | 1970

‘Cupido, geen pijl op te trekken’ (2021), verpulverde ingeleverde wapens, Courtesy Kers Gallery
Gerealiseerd i.s.m. Politie Haaglanden, Gemeente Den Haag en EO-programma, ‘Drop It" &
‘Over een andere boeg gooien’ (2022), participatieproject i.s.m. Scouting Merhula

David Bade is altijd bezig met kunstprojecten in wording en
het maken van beelden, tekeningen en installaties. In zijn
overvolle atelier in Zaandam staat het kleurrijk vol met
beelden in verschillende stadia, liggen overal kris-kras
tekeningen en vind je overweldigend veel en zeer uiteen-
lopend ‘'materiaal, gevonden of opgescharreld, bijvoorbeeld
via marktplaats, dat ooit een keer ingezet kan worden voor
nieuw werk of werk in uitvoering.

Het in onbruik geraakte ideaal van verheffing, in de zin van
het opheffen van ongelijkheid via onderwijs en cultuur en
streven naar meer kennis en mogelijkheden voor iedereen
die wil, krijgt zonder daar expliciet naar op zoek te zijn bij
kunstenaar David Bade een voor zichzelf sprekende her-
kansing die inmiddels ook perfect aansluit bij het huidige
tijdsgewricht waarin gelijke kansen voor iedereen ook in de
kunsten steeds meer aandacht krijgen. Met aanstekelijk
enthousiasme en vrolijke overredingskracht bouwt Bade al
vele jaren aan een praktijk waarbij samenwerking met jong
en oud, met aanlopend publiek of uitgenodigde participanten,
oftewel kunstparticipatie met groepen die vaak geen directe
connectie met kunst hebben, een belangrijk onderdeel is.
Het leidt tot gedeelde en succesvolle kunstervaringen en
voor Bade tot inspiratie voor nieuwe beelden met een directe
maatschappelijke connectie en draagkracht.

Die idealen en pragmatische gewoon-doen aanpak zie je ook
terug in het meer dan 15 jaar geleden samen met kunstenaar
Tirza Martha opgerichte IBB (Istituto Buena Bista) op Curacao.
Dit centrum voor hedendaagse kunst biedt een laagdrempelige
kunstopleiding met de ambitiegetalenteerde leerlingen/
studenten te laten doorstromen naar (Nederlandse) kunst-
academies en een kunstenaarspraktijk op te bouwen.

Voor VOORLOPERS werkt Bade aan een nieuw educatief work-
in-progress kunstproject, ‘Over een andere boeg gooien’
Samen met scouts uit de directe omgeving van Paleis
Soestdijk geeft hij tijdens de tentoonstellingsperiode een
oud zeilbootje een nieuwe toekomst. Aan de boot wordt op
locatie gewerkt op vrijdag, zaterdag en zondag. ‘Over een
andere boeg gooien’ verwijst zeker ook naar het zoeken via
kunst naar een nieuwe rol en betekenis van het park van
Paleis Soestdijk, dat voor Bade geen onbekend terrein is,
want hij is zelf opgegroeid in Soest. Als kunstenaar geeft
Bade de deelnemers aan het project en het publiek, dat via

een heuse wensput zelf suggesties kan doen voor het kunst-
werk, een voorzetje om na te denken over hoe wat vast-
staande geschiedenis lijkt, een nieuwe invulling en toekomst
kan krijgen.

Elders in het park staat al een af beeld van Bade, ‘Cupido —
geen pijl op te trekken’ Deze recente sculptuur uit 2021is
gemaakt met materiaal dat bestaat uit ingeleverde en
vervolgens verpulverde wapens. Bade werd gevraagd om
een kunstwerk te maken samen met jongeren die mee-
deden aan een speciale wapeninleveractie in Den Haag. Het
werk is een echte David Bade met een knipoog: make love
not war. Maar ‘Cupido’ laat vooral ook zien hoe hij als
kunstenaar positieve samenwerking weet te organiseren en
te regisseren tot een uniek kunstwerk.

David Bade is beeldhouwer, schilder, tekenaar en
installatiekunstenaar. Kenmerkend is de veelheid aan
onderwerpen, materialen en mensen. Zijn werk zit vol
tegenstellingen. Het is kleurrijk, chaotisch en grappig;
het bekritiseert, daagt uit en spot. Vaak werkt hij in
participerende samenwerking met bijvoorbeeld
jongeren, scholieren, buurtbewoners in een vorm van
community art. Zijn werk speelt zich daarmee zowel in
de museale als in de openbare ruimte af. Bades werk
maakte in 1995 deel uit van de Biénnale van Venetié en
was o.a. te zien in Kunstmuseum Den Haag, De Hallen
Haarlem en Stedelijk Museum Amsterdam. In 1993 kreeg
hij de Prix de Rome en in 2010 won hij de Sikkens Prize.

89






David Bade

Curacao | 1970

‘Cupido, geen pijl op te trekken’ (2021), pulverized, handed-in weapons, Courtesy Kers Gallery.
Realised in collaboration with Haaglanden Police Department, Municipality of The Hague &
EO-television programme ‘Drop It" & ‘Over een andere boeg gooien’ (2022), participation project

in collaboration with Scouting Merhula

David Bade is always working on ongoing art projects and
making sculptures, drawings and installations. His over-
crowded studio in Zaandam is filled to the brim with colour-
ful sculptures in varying stages, drawings scattered across
the floor, and an overwhelming amount and great diversity
of materials, found or dug-up, on websites like Marktplaats,
for instance, that one day may be incorporated in new work
or work-in-progress.

Without explicitly searching for it, the obsolete ideal of
edification — in the sense of eliminating inequality via
education and culture, and striving for more knowledge and
opportunities being available to —whoever needs them —
has been given a do-over by David Bade, in perfectly
alignment with the current day and age in which equal
opportunities for all draw an increasing amount of attention,
including in the arts. For many years now, with a contagious
enthusiasm and well-spirited persuasiveness, Bade has been
working towards a practice that centres around collaboration
with young and old, passers-by or invited public; in other
words, artistic participation with people who don't usually
have a direct affiliation with art. This effort leads to shared
and successful artistic experiences and to inspiration for
Bade himself to create new sculptures with a direct social
connection and resilience.

These ideals and the pragmatic ‘just do it" approach also
resound in IBB (Istituto Buena Bista) in Curacao, founded
over 15 years ago by Bade together with fellow artist Tirzo
Martha. This centre for contemporary art offers an accessible
art education with the ambition of enabling talented students
to move on to (Dutch) art academies and to build their own
art practice.

For VOORLOPERS, Bade is working on a new educational
work-in-progress art project, ‘Over een andere boeg gooien’
[which means something like ‘changing course’]. Through-
out the duration of the exhibition, together with scouts from
the immediate surroundings of Paleis Soestdijk, he will be
giving an old sailing boat a new future. Work on the boat
takes place on location on Fridays, Saturdays and Sundays.
‘Over een andere boeg gooien’ surely also refers to the
search, conducted through art, for a new role and meaning
for the park of Paleis Soestdijk, which is no unfamiliar terrain
for Bade, who himself grew up in the nearby town of Soest.

As an artist Bade gives the participants and the public, who
may propose suggestions for the artwork via an actual
wishing well, a little push to think about how that which
seems to be static history, can welcome new interpretations
and acquire a new future.

Elsewhere in the park resides an already finished sculpture
by Bade, ‘Cupido, geen pijl op te trekken! This recent sculpture
from 2021 was made from material consisting of handed-in
and subsequently pulverized weapons. Bade was asked to
create an artwork together with youths who took partin a
special campaign in The Hague during which everyone could
hand in their weapons. The work is truly a David Bade with a
typical wink; ‘Make love not war However, ‘Cupido’ first and
foremost clearly shows how, as an artist, Bade manages to
organise and direct positive collaborations towards the
realization of a unique artwork.

David Bade is a sculptor, painter, illustrator and instal-
lation artist. Typical for his work is the multiplicity of
subjects, materials and people involved. His work is full
of contradictions. It is colourful, chaotic and funny; it
criticises, challenges and mocks. He often works in
participatory collaboration with groups of youths,
students or local residents in a form of community art.
As such, his work unfolds in both the museum space
and the public space. Bade's work was part of the 1995
Venice Biennale and has been exhibited at venues like
Kunstmuseum The Hague, De Hallen Haarlem and
Stedelijk Museum Amsterdam. In 1933, Bade received
the Prix de Rome and was awarded the Sikkens Prize in
2010.

10 ' 1






@ Cecilia Bengtsson

Zweden | 1984

‘Once | Dissolved’ (2022), in-situ (audio) installatie in samenwerking met Genetic Choir

Cecilia Bengtsson is gefascineerd door wie we echt zijn. Hoe
komt ons zelfbewustzijn tot stand, tot waar strekt dat bewust-
zijn zich uit, en waar houdt die van de een op en begint die
van een ander? Waar ligt de grens die ons scheidt en waar
berust die op? Via videokunst, performances, (geluids)
installaties en beeldhouwkunst verkent Bengtsson individuele
en collectieve ervaringen in een zoektocht naar het antwoord
op deze vragen.

Midden in de coronapandemie, die de wereld tijdens de zomer
van 2020 in de ban hield, schreef Bengtsson het gedicht ‘Once
| Dissolved! Hierin bezingt ze het lichaam als bestaande uit
individuele, autonome deeltjes die een sterk gevoel van
bewustzijn en verbondenheid met de wereld herbergen:

“lam lying there as striped beige pieces and look up in the
sky. /A heavy drop of water lands in my nostril | have never
been happier. / This is the event of my life | tell you. / There
is no mouth left but the thought travels through the sky.”

Hoewel het oplosbare lichaam in eerste instantie misschien
een beeld van kwetsbaarheid oproept, ziet Bengtsson er
juist een sterke autonomie in: ieder onafhankelijk deeltje kent
absolute vrijheid. ‘Once | Dissolved’ is een viering van radicale
vrijheid in een landschap overheerst door bijzondere onzeker-
heid en eenzaamheid. Die poétische viering van vrijheid vindt
weerklank in de historische functie van het Wilhelmina
Chalet in het park van Paleis Soestdijk. Het Zwitsers ogende
huisje is oorspronkelijk in 1892 gebouwd als speelhuisje voor
de jonge prinses Wilhelmina, maar werd in de jaren die
volgden ook haar schildersatelier. Het was een ruimte voor
ontspanning en creativiteit. Met ‘Once | Dissolved' trekt
Bengtsson het voormalige domein van Wilhelmina in en
maakt het tot haar eigen tijdelijke, onthaaste domein.

In samenzang met het Amsterdamse Genetic Choir klinken
Bengtsson's woorden over de veranda van het chalet. De
geluidsinstallatie vertolkt de sensatie van het uiteenvallende
lichaam, maar achter de drempel van het chalet wordt een
tegenwicht geboden aan deze kwetsbaarheid. Een paar keer
per week is Bengtsson in de binnenruimte aanwezig, door-
lopend kleiend aan een groeiend sculptuur van afgelegde
tijd. Door deze haast gedachteloze activiteit lukt het haar om
het razen in haar hoofd te bedaren en weer te aarden in het
hier en nu.

Met de hand kneedt ze beige reepjes klei, zoals die uit haar
gedicht, die samen een alsmaar groeiende, ruimte vullende
aanwezigheid van gematerialiseerde tekens en streepjes
vormen; zo blijft het verleden tastbaar aanwezig in het nu.
Bengtsson vertaalt de fragmentering in haar gedicht naar
een concrete sculptuur en transformeert op die manier
kwetsbaarheid tot kracht. In de vorm van klei laat Bengtsson
sporen achter van haar aanwezigheid in het Wilhelmina
Chalet. Met ‘Once | Dissolved’ experimenteert Bengtsson
voor het eerst ook met zelf fysiek aanwezig zijn in haar
werk, een nieuwe uitdaging in haar onderzoek naar wat
mens zijn betekent.

Cecilia Bengtsson is geschoold als klassiek muzikant in
Zweden en studeerde daarna in Nederland aan de Gerrit
Rietveld Academie in Amsterdam en aan de Koninklijke
Academie van Beeldende Kunsten in Den Haag.
Bengtsson deed mee aan tentoonstellingen in onder
meer de Appel, Lumen Travo Galerie, LAB111, 1646 en
STROOM Den Haag.
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Sweden | 1984

‘Once | Dissolved’ (2022), in-situ (audio) installation in collaboration with Genetic Choir

Cecilia Bengtsson is fascinated by who we really are. How
does our self-awareness come into being, how far does it
reach, and where does one person’s self-awareness end and
another’s begin? Where is the border that divides us and
what is it based on? Through video art, performances, (audio)
installations and sculptures, Bengtsson explores individual
and collective experiences in a quest for the answers to
these questions.

Amidst the COVID pandemic that held the world under its
spell during the Summer of 2022, Bengtsson wrote the
poem ‘Once | Dissolved! In this poem, she sings of the body
as if it were composed of individual, autonomous parts that
foster a strong feeling of awareness and connection with
the world:

“lam lying there as striped beige pieces and look up in the
sky. /A heavy drop of water lands in my nostril. / | have never
been happier. / This is the event of my life | tell you. / There
is no mouth left but the thought travels through the sky.”

Whereas the dissolving body may initially evoke an image of
vulnerability, Bengtsson recognizes a strong autonomy in it:
each individual component has absolute freedom. ‘Once |
Dissolved' is a celebration of radical freedom in a landscape
dominated by particular uncertainty and loneliness. This
poetic celebration of freedom echoes the historical function
of the Wilhelmina Chalet in the park of Paleis Soestdijk. This
small house, reminiscent of a Swiss chalet, was originally
built in 1892 as a playhouse for the young princess and
future queen Wilhelmina, but in the years that followed
would also become her painter's studio. It was a space for
relaxation and creativity. With ‘Once | Dissolved, Bengtsson
moves into Wilhelmina's former domain and turns it into her
own temporary domain to unwind.

In harmony with the Amsterdam-based Genetic Choir,
Bengtsson's words resound across the porch of the chalet.
The audio installation translates the sensation of the
dissolving body, but beyond the doorstep this vulnerability is
counterbalanced. Once a week Bengtsson is present in the
chalet’s interior, continuously working on a growing sculpture
representing time spent. This almost mindless activity allows
her to put a stop to her racing mind and plant her feet in the
here and now. She kneads beige strips of clay, like the ones

from her poem, that together form an ever-growing, room-
filling presence of materialized signs and stripes; as such,
the past remains present in tangible form in the now.
Bengtsson translates the fragmentation from her poem into
a concrete sculpture, thus transforming vulnerability into
strength. In the shape of clay, Bengtsson leaves behind
traces of her presence in the Wilhelmina Chalet. With '‘Once |
Dissolved, Bengtsson for the first time experiments with
being physically present in her work herself, a new challenge
in her exploration of what it means to be human.



@ BuroLdR

Hans Ligteringen, Den Helder | 1957

Marie Jeanne de Rooij, Stoppeldijkveer | 1961
‘Waterwerken’ (2022), QR-luisterroute, 5 locaties, bouwbord en makelaarsborden

Water is de levensader voor mens, dier en natuur; toch wordt
de basishehoefte water steeds meer gezien als een product,
als handelswaar. Ondertussen staat de kwaliteit van schoon
drinkwater overal in de wereld onder druk met name door
klimaatverandering en vervuiling. Water loopt vooralsnog
probleemloos uit de kraan, schoon en overvloedig, maar ook
in Nederland holt de kwaliteit van oppervlaktewater achteruit
met ernstige gevolgen voor betaalbare waterzekerheid in de
nabije toekomst.

Geen park zonder water. Het inmiddels ongebruikte, vergeten
zwembad in het voormalige privé-sportpark van Paleis
Soestdijk was een uitdaging voor BuroLdR om water in het
park een stem te geven op een simpele hi-tech/low-tech
manier via QR-codes en de smartphone van het publiek.
Deze QR-luisterroute, 'Waterwerken, uitgezet op 5 locaties in
het park met water als veelzijdig en actueel thema, geeft
veelstemmigheid aan het vergeten zwembad, ontdekt
watergeluiden bij de badhokjes, en pikt gedachtestromen en
waterberichten op bij de ijskelder en de Springer tuin. En bij
de keuze tussen twee evenwijdig aan elkaar liggende bruggen
in het park kun je ‘water is twee dingen’ beluisteren.

Op een bouwbord bij het omheinde zwembad dat nu oogt
als een natuurvijver, worden woorden voor water in andere
talen aangeboden om te beluisteren. Het nodigt uit, als een
schoolbord in de natuur, om al die woorden zelf uit te
proberen. Deze veelstemmigheid maakt water als iets dat er
gewoon altijd is minder vanzelfsprekend. Taaldiversiteit lijkt
ook wat te zeggen over waterdiversiteit. Water stroomt
lieflijk en verwoestend, ook in kunst en cultuur; water is bijna
altijd twee dingen, in extremis leven en dood. Waar water
een (ei)land overstroomt, of watergebrek een meer laat
indrogen, verdwijnt uiteindelijk ook de taal en de cultuur van
die plek.

BuroLdR nodigt met de QR-piketpaaltjes van ‘Waterwerken’
uit om af te dwalen in een parallelle beleving van het park,
naar een terreinverkenning die ruimte voor waterverhalen
biedt en het persoonlijke waterdenken opschudt.

BuroLdR, een samenwerking van Hans Ligteringen en
Marie Jeanne de Rooij (eerder opererend als duo
ligteringen/de rooij), ontwikkelt sinds bijna 25 jaar
uiteenlopende projecten en voorstellen in de vorm van
installaties, scenario’s, video's, foto’s, lichtbeelden,
radiogolven, tekeningen, luistercorners, boeken, poster-
campagnes, bewegende en door de stad reizende
objecten. Werk van BuroLdR was te zien in 0.a. GEMAK,
Den Haag, De Affiche Galerij — Den Haag, Museum voor
Moderne Kunst — Arnhem, Museum Catharina Gasthuis
— Gouda en Stichting De Rode Loper, Amsterdam i.s.m.
reinigingsdienst Amsterdam-0Oost.
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@ BuroLdR

Hans Ligteringen, Den Helder | 1957

Marie Jeanne de Rooij, Stoppeldijkveer | 1961
‘Waterwerken' (2022), QR audio tour, 5 locations, construction sign, brokerage boards

Water is the lifeblood of humankind, animals and nature; and
yet, the basic need for water is increasingly regarded as a
product, a commodity. Meanwhile, all around the world the
quality of clean drinking water is under pressure, mainly as a
result of climate change and pollution. For now, water still
seamlessly flows from the tap, clean and abundant, but in
the Netherlands too, the quality of surface water is rapidly
declining with serious consequences for affordable water
safety in the near future.

No park without water. The now obsolete, forgotten swimming
pool in the former private sports park of Paleis Soestdijk
posed a challenge for BuroLdR to give water a voice in the
park in an easy hi-tech/low-tech manner via QR codes and
the public’'s smartphones.

The QR audio tour, "Waterwerken, (Waterworks) spread
across 5 locations in the park with water as a versatile and
contemporary theme, grants multivocality to the forgotten
swimming pool, discovers water sounds near the changing
rooms, and picks up on streams of consciousness and water
messages near the icehouse and the Springer garden. And
when presented with the choice between two parallel
bridges in the park, you can listen to ‘water is two things!

A construction sign next to the fenced-off swimming pool
that now looks like a natural pond, offers words for water to
listen to in different languages. Like a blackboard in the middle
of nature it invites you to try out the words for yourself. This
multivocality makes water as a given, as something that is
simply always there, less obvious. Lingual diversity seems to
say something about water diversity as well. Water flows
lovely and destructively, also in arts and culture. Water is
almost always two things, in extremis life and death. Where
water floods (is)lands or shortage thereof causes a lake to
fall dry, the language of that place and its culture will
inevitably disappear too.

With the QR markers that constitute ‘Waterwerken, BuroLdR
invites us to wander off into a parallel experience of the
park, towards an exploration of the terrain that offers space
for water narratives and shakes up our personal thoughts on
water.

BuroLdR, a collaboration between Hans Ligteringen
and Marie Jeanne de Rooij (formerly operating under
the name ligteringen/derooij), has been developing a
diverse range of projects and proposals for 25 years
now, in the shape of installations, scenarios, videos,
photographs, light images, radio waves, drawings,
listening corners, books, poster campaigns, and moving
projects travelling through the city. BuroLdR’s work has
been exhibited at GEMAK - The Hague, De Affiche Galerij _
-The Hague, Museum voor Moderne Kunst — Arnhem,
Museum Catharina Gasthuis — Gouda, and Stichting

De Rode Loper — Amsterdam in collaboration with the
cleaning department of Amsterdam-Oost.
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lliada Charalambous

Cyprus | 1993

‘What could we be? Visions' (2020), stoelen, cement

Wat voltrekt zich in het welbekende Torentje dat het Binnenhof
siert? Vanaf de overkant, afgescheiden door de als quasi-
slotgracht dienstdoende Hofvijver, zoeken wellicht speurende
ogen het Binnenhof af op zoek naar iets, een gezicht in het
voorbijgaan of een flard van een document, hoe onwaarschijn-
lijk ook, dat een kijkje kan bieden in de ondoordringbaar
lijkende politieke contreien. Een verwoede poging om van
buiten naar binnen te kijken en de afstand tussen het alle-
daagse leven en de politiek te overbruggen, dat is ook wat
lliada Charalambous drijft. Via (interactieve) installaties
onderzoekt ze in haar werk hoe onze democratische waardes
in de realiteit opereren.

De sculpturen en installaties van Charalambous zijn geworteld
in actuele sociaal-politieke gebeurtenissen die ze benadert
vanuit een persoonlijk perspectief. Haar werk vindt weer-
klank in wat baanbrekend feminist Carol Hanisch intro-
duceerde als 'The Personal is Political’; de overtuiging dat
politieke omstandigheden invloed hebben op het individu. In
navolging daarvan put Charalambous constant inspiratie uit
de economische teloorgang van haar moederland Cyprus in
2012-13. Naast de onvermijdelijke economische crisis zag ze
hier ook hoe een maatschappij zijn voornaamste waarden
herontdekte en wist te transformeren. Via deze inzichten is
ze zich gaan interesseren in de relatie tussen het individu en
de overheid, en de waarden die daar vorm aan geven. Met
een open, maar tegelijkertijd kritische houding onderzoekt
Charalambous hoe we door de maatschappij navigeren, met
aandacht voor zowel het individu als het collectief. Ze richt
zich daarbij op het samenbrengen van mensen en het
stimuleren van gesprekken, in een poging de fragmentatie
van de hedendaagse samenleving tegen te gaan. Dit verlangen
naar een gezamenlijk gesprek gebruikte ze voor het eerst in
haar werk in ‘"What Could We Be? Visions' (2020), een
installatie bestaand uit met beton overgoten stoelen die ze
presenteerde op het mede door haar zelf georganiseerde
festival AltVisions.

Met deze stoeleninstallatie beoogt Charalambous een demo-
cratisch platform dat uitnodigt tot dialoog. Zo'n dertig uit
beton opgetrokken stoelen vormen het toneel voor een
democratisch gesprek dat in alle openheid met het publiek
wordt gevoerd. Stuk voor stuk staan de stoelen verschillend
maar gelijkwaardig in een cirkel opgesteld. Door het verhoogde
spreekgestoelte, dat in het beeld van onze politieke besluit-

vorming anders zo vertrouwd is, weg te halen, creéert
Charalambous ruimte voor een dialoog die gebaseerd is op
gelijkheid in plaats van hiérarchie. Met iedere deelnemer op
gelijke hoogte, vormt de kring een intieme ruimte waarin
Charalambous het gesprek naar het persoonlijke niveau
weet te verplaatsen. ledere deelnemer kan en mag zijn of
haar stem laten klinken, vragen stellen en ideeén delen.

Charalambous merkt echter wel op dat de begeerde absolute
gelijkheid niet vanzelfsprekend is. Is het voor iemand op de
achterste ring even gemakkelijk zich te mengen in het debat
als voor iemand op de voorste rij? En wat als een iemand
luider protesteert of juist harder meejuicht? Dit roept de
vraag op: hoe vrij is onze democratie in wezen? "What could
we be? Visions’ maakt zo deel uit van Charalambous’
verkenning van de democratie, een onderzoek dat zich blijft
doorontwikkelen via de dialogen waar haar installatie een
uitnodigend podium voor biedt.

Tegen het einde van de tentoonstelling VOORLOPERS zal
Charalambous het publiek verwelkomen in haar stoelen-
installatie voor een openbaar gesprek over de (veranderende)
betekenis van natuur in Nederland, een thema dat direct
aansluit bij de locatie van de tentoonstelling, het park.

lliada Charalambous studeerde aan de Koninklijke
Academie van Beeldende Kunsten in Den Haag en heeft
sindsdien meegedaan aan tentoonstellingen bij onder
meer STROOM Den Haag, NEST, en kunstenaars-
initiatieven Quartair en Trixie. Daarnaast is Charalambous
mede-organisator van het AltVisions Festival.

18 19



Cyprus | 1993

‘What could we be? Visions' (2020), chairs, cement

What is happening in the famous Torentje (the small tower-
office of the Dutch prime-minister) that adorns the Binnenhof?
From across the Hofvijver pond, serving as a quasi-moat,
scouring eyes search the Binnenhof for something — a passing
face, or a shred of a document — that, however unlikely, can
offer a glimpse into this seemingly impenetrable political
neck of the woods. A similar frantic attempt to look in from
the outside, in order to bridge the gap between everyday life
and politics, is also what drives lliada Charalambous. By
means of (interactive) installations, her work explores how
our democratic values function in reality.

Charalambous’ sculptures and installations are rooted in
topical, socio-political events approached from a personal
perspective. Her work resonates with what groundbreaking
feminist Carol Hanisch introduced as ‘The Personal is Political’:
the conviction that political circumstances influence the
individual. Following that train of thought, Charalambous
finds a constant source of inspiration in the economic
demise of her homeland Cyprus in 2012-2013. Apart from
the inevitable economic crisis, it also made Charalambous
aware of how this society rediscovered and transformed its
key values.

Through these insights she began to develop an interest in
the relationship between the individual and authorities, and
the values that shape that relationship. With an open yet
simultaneously critical attitude, Charalambous explores how
we navigate through society, with attention to both the
individual and the collective. In doing so, she focuses on
bringing people together and encouraging conversations in
an attempt to counteract the fragmentation of contemporary
society. Charalambous incorporated this longing for a
collective conversation in her work for the first time in ‘What
Could We Be? Visions' (2020), an installation of cement-
covered chairs that she presented during the AltVisions
festival, which she co-organized herself.

With her installation of chairs, Charalambous envisages a
democratic platform that invites dialogue. Around thirty
cement-covered chairs make up the stage for a conversation
with the public in complete openness. Each chair has a
unique, yet equal position in the circle. By removing the
elevated rostrum — a familiar element of the political
decision-making process — Charamboulous creates space

for a dialogue based on equality instead of hierarchy. With
every participant at an equal height, the circle constitutes an
intimate space in which Charalambous is able to shift the
conversation to a personal level. Every participant can and is
allowed to let their voice be heard, pose questions and share
ideas.

Charalambous does, however, stress that the desired absolute
equality cannot be taken for granted. Is it just as easy for
someone in the back row to participate in the debate as it is
for someone in the front row? And what if someone protests
just a little bit firmer, or cheers just a little bit louder? This
raises the question of how free our democracy actually is.
‘What Could We Be? Visions' is thus part of Charalambous'
exploration of democracy, a research project that continues
to develop through the dialogues to which her installation
offers an inviting podium.

At the end of the VOORLOPERS exhibition the artist will wel-
come the public into her installation for a public discussion
about the (changing) meaning of nature in the Netherlands,
a theme that directly aligns with the location of the exhibition
in the park.



lvan Cremer

Amsterdam | 1984
‘Origins’ (2021), hout en staal

Ivan Cremer is de kleinzoon van architect Karel Sijmons (1908 -
1989), die onder andere de Thomaskerk in Amsterdam-Zuid
ontwierp. Deze kerk werd door Sijmons als zijn magnum
opus gezien: "Alles wat ik te zeggen heb, zit in deze kerk”. De
bijzondere familieband met de ontwerper van deze kerk en
zijn eigen professionele achtergrond als architect daagde
Cremer uit om de geheimen die zijn opa en vakgenoot in het
ontwerp van de kerk had gelegd te ontrafelen en via de
kunst de kern te zoeken van het gedachtengoed waarop zijn
grootvader de kerk heeft gebaseerd.

De bijzondere maatvoering, de Bijbelse verwijzingen, de
geometrische symboliek en de metafysische principes, de
speciale lichtinval; Cremer deed uitgebreid onderzoek naar
dit alles waarover zijn grootvader zelf weinig tot niets heeft
nagelaten. Het gebouw sprak immers voor zich volgens de
maker. Cremer concludeerde uiteindelijk dat de kerk vooral
gezien en ervaren kan worden als een particuliere zoektocht
van zijn grootvader naar de oorsprong van het bestaan.
‘Origins’is een hommage aan zijn grootvader en een
persoonlijk onderzoek van Cremer naar verbinding met het
verleden, het overbruggen van tijd, maar ook naar dat wat
overblijft aan betekenis en herinneringen in het nadrukkelijk
gebruik maken van materiaal dat al geschiedenis heeft, vaak
gevonden in oude ruines.

In Cremers fysieke manier van werken en materiaalgebruik
vind je verwantschap met autodidact beeldhouwer Carel
Visser (1928-2015), die net als Cremer het materiaal, vaak
hout en metaal, zelf wilde laten spreken. Als een moderne
romanticus vertrouwt Cremer op wat hijin de natuur of
verlaten plekken met geschiedenis vindt, en wars van
moderne technologie in het werkproces, streeft hij daarbij
naar een beeld dat leeft, niet statisch maar dynamischis,
spelend met beweging en licht.

‘Origins” was uiteraard te zien in de Thomaskerk zelf tijdens
ArtZuid 2021, waar de sculptuur op een magisch moment
van de dag direct zonlicht ving door de speciale daklicht-
opening die Sijmons had ontworpen. Verblindend en
verbindend, welhaast symbolisch voor het gesprek over de
tijd heen tussen grootvader en kleinzoon, tussen architect
en kunstenaar. In VOORLOPERS krijgt ‘Origins” alle ruimte om
een nieuwe, levendige dialoog aan te gaan — nu met de
dynamiek van het park, de natuur, zon, wind en regen.

Ivan Cremer studeerde architectuur aan de TU Delft. Hij
was vervolgens succesvol als architect in New York en
Los Angeles, tot hijin 2018 besloot zich volledig aan de
beeldhouwkunst te wijden. Zijn werk heeft een
brutalistische en kubistische inslag en is tegelijkertijd
poétisch van aard, geinspireerd door architecturale
vormen en dans. Uit Italiaans afvalhout uit ruines hakt,
bikt, schuurt, timmert en schroeft hij zijn sculpturen in
elkaar. De staalplaten waarmee Cremer werkt zijn
nadrukkelijk niet roestvrij. Beweging in zijn sculpturale
installaties wordt gesuggereerd door het gebruik van
stalen troffels en gekartelde schijven.
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lvan Cremer

Amsterdam | 1984
‘Origins’ (2021), wood and steel

lvan Cremer is the grandson of architect Karel Sijmons
(1908-1989), who, amongst others work, designed the
Thomas Church in the Amsterdam Zuid neighbourhood.
Sijmons considered this church to be his magnum opus:
“Everything | have to say is in this church” The special familial
bond with the architect of the church, combined with his own
professional background as an architect himself, challenged
Cremer to unravel the secrets that his grandfather and
colleague had hidden in the design of the church and thus
use art to go in search of the the essence of the ideas upon
which his grandfather had based the church.

The remarkable dimensions, the biblical references, the
geometrical symbolism, the metaphysical principles, the
extraordinary light; Cremer extensively researched all these
things that his grandfather had left little to no information
on. After all, the building spoke for itself, according to the
maker. Cremer's final conclusion was that the church can be
seen and experienced mainly as his grandfather’s private
quest for the origins of our existence. ‘Origins’ is an homage
to his grandfather and Cremer's personal investigation into
reconnecting with the past, bridging time, but also into the
meanings and memories that remain when expressly using
materials that have a history of their own, often sourced
from old ruins.

Cremers physical working methods and use of materials echo
those of the self-taught sculptor Carel Visser (1928-2015),
who, just like Cremer, wanted the materials, often wood and
metal, to speak for themselves. As a modern romantic, Cremer
puts his trust in what he finds in nature or in deserted, histori-
cally charged places. Adverse to modern technology in his
working process, Cremer strives for a sculpture that lives, that
isn't static but dynamic, playing with movement and light.

Of course, ‘Origins’ was on view in the Thomas Church itself,
as part of ArtZuid 2021. There, during a magical moment of
the day, the sculpture caught the direct sunlight coming in
through the special skylight Sijmons had incorporated in the
roof. Blinding and connecting, almost symbolic for the
conversation across time between grandfather and grandson,
between architect and artist. In VOORLOPERS | PIONEERS,
‘Origins’ is given the space to engage in a new lively dialogue
with the dynamics of the park, with nature, with sun, wind,
and rain.

Ivan Cremer studied architecture at TU Delft. After
that, he was successful as an architect in New York and
Los Angeles, until he decided to fully dedicate himself
to sculpture in 2018. His work has brutalist and cubist
traits and is at the same time poetic, inspired by
architectural shapes and dance. Out of Italian scrap
wood from ruins he chops, chips, chisels, and hammers
to create his sculptures. The steel plates Cremer works
with are explicitly not stainless. The suggestion of
movement in his sculptural installations is generated
through the use of steel trowels and serrated disks.
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‘ Bram Ellens

Zuidelijke 1Jsselmeer polders | 1978

‘Sloth (formerly known as Queen Mother)’ (2020-2022), container, robotarm, elektra

Het gebruik van technologie in het alledaagse leven privé en
zakelijk (ook dat loopt steeds vaker naadloos in elkaar over)
is de laatste decennia explosief toegenomen. Laptops, smart-
phones, oortjes, horloges die je lichaamsfuncties monitoren,
online vergaderen en shoppen, sociale media, podcasts,
luisteren en kijken on demand op je laptop of mobiel, gaming,
sextoys bestuurbaar op afstand, zorgrobots en zelfs dode of
bejaarde artiesten die eeuwig jong 'live’ optreden.

Hoe gewoon en vanzelfsprekend dat nu al lijkt, deze tech-
revolutie die iedere wereldburger in meer of mindere mate
incorporeert in het dagelijkse leven en voor lief neemt, op
wereldschaal inmiddels, is behoorlijk recent op gang gekomen.
Pas vanaf begin jaren tachtig van de vorige eeuw werd de
computer, weliswaar nog duur, log en met beperkte mogelijk-
heden, een onderdeel van het werkende bestaan. En vanaf
2000 werd de wereld voor iedereen in razend tempo
technologisch steeds digitaler en mobieler. De mens past
zich blijkbaar supersnel, bijna probleemloos aan.

Het nerd perspectief bleek een voordeel in de ontwikkelingen
voor deze tech-revolutie; de jonge honden (vaak mannen)
die onder meer Microsoft, Apple, Google, Facebook, Twitter
op de kaart zetten, zijn er immers megarijk mee geworden
en bepalen via hun technologie en verdienmodellen steeds
meer ook de maatschappelijke, economische en politieke
discussies.

Adaptatie is een handig mechanisme voor de mens, maar toch
is het gezien de enorme reikwijdte, macht en (toekomstige)
mogelijkheden van technologie, een goed idee volgens Bram
Ellens om stil te staan bij de implicaties van deze ingrijpende
ontwikkelingen die voor het grote publiek meestal groten-
deels onbekend zijn. Ellens was eerder internetondernemer
in o.a. Silicon Valley, en gebruikt zijn kennis over wat er
allemaal speelt in de tech-industrie, als inspiratie voor zijn
kunstenaarschap, waarin hij de veranderende relatie tussen
mens en technologie centraal stelt. Via zijn sculpturen en
installaties waarin hij ‘menselijke’ eigenschappen bij vaak
nog basale robots uitlicht, onderzoekt hij waarom we als
mensen zo primair menselijk reageren op ‘levende’ robots en
wat dat menselijk zijn precies betekent. Zijn we op weg naar
steeds meer versmelten met door ons bedachte technologie,
die steeds autonomer kan opereren, en hoe wenselijk of
gevaarlijk is dat?

Ellen’s ‘Sloth (formerly known as Queen Mother)" was in een
eerdere versie te zien in de tentoonstelling ‘Robots in
Captivity' in Buitenplaats Doornburgh. De ingetogen robot-
arm is afkomstig uit de auto-industrie — je zou kunnen
zeggen een verouderd model maar daardoor gezegend met
de introspectie van een dame op leeftijd — en heeft voor
VOORLOPERS een reset gekregen geinspireerd op het park
van Paleis Soestdijk. Met ‘Sloth’ (traagheid*) ervaren we
direct hoe we reageren op ‘levende’ robotica in de natuur-
lijke omgeving van een park.

*In het Engels is 'sloth’, een van de zeven hoofdzonden in het katholieke
geloof, ‘acedia’en staat voor de zonde van gemakzucht, traagheid,
luiheid, vadsigheid. Aan de bezoeker de overweging op wie deze zonde
van toepassing Is.

Bram Ellens is autodidact kunstenaar met een achter-
grond in technologie. Zijn werk is actueel, speels,
ontregelend en uitnodigend, maar achter de theatrale
audiovisuele verschijningen schuilt een diepere laag: de
vraag wat menselijkheid betekent in een tijd die steeds
meer overheerst wordt door technologie. Bram Ellens’
werk was eerder te zien op London Sculpture in the City,
Het HEM Chapter 3HREE en Lowlands en recentelijk met
zijn tentoonstelling ‘Robots in Captivity’ op Buitenplaats
Doornburgh.
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‘ Bram Ellens

Zuidelijke 1Jsselmeer polders | 1978

‘Sloth (formerly known as Queen Mother)’ (2020-2022), container, robotic arm, electrical

equipment

The use of technology in daily life, both private and profes-
sional (two things that today are merging into each other
more and more), has increased explosively over the last
decades. Laptops, smartphones, ear pods, watches that
monitor how your body functions, online meetings and
shopping, social media, listening to podcasts, watching on
demand from your laptop or mobile phone, gaming, remote
controlled sex toys, care robots and even dead or elderly
artists who continue to perform ‘live’ as though they were
forever young.

However normal and natural this may already seem, this tech-
revolution, that every citizen to a certain degree incorporates
in their daily life and takes for granted — by now on a global
scale —, is a recent development. The computer, albeit still
expensive, cumbersome and with limited functionality, only
became a part of our working existence in the early 1980s.
And from 2000 onwards the world rapidly became increasingly
technological, digital and mobile. Apparently, humanity very
quickly and almost seamlessly adapts.

The nerd perspective turned out to be an advantage in the
development of this tech-revolution; the young dogs (often
young guys) who put the likes of Microsoft, Apple, Google,
Facebook and Twitter on the map, have after all become
super rich from it and now use their technology and business
models to exert influence on social, economic and political
discussions.

Adaptation is a practical mechanism for humanity, yet in
light of the enormous outreach, power and (future)
possibilities of technology, according to Bram Ellens it is a
good idea to reflect on the implications of these radical
developments that are often largely unknown to the public.
Formerly an internet entrepreneur in, amongst other places,
Silicon Valley, Ellens now uses his knowledge about the ins
and outs of the tech industry as a source of inspiration for
his artistic practice, which focuses on the changing
relationship between humanity and technology. Via his
sculptures and installations that showcase ‘'human’ features
in often still basic robots, he researches why our reaction to
‘living’ robots is so primarily human, and what it exactly
means to be human. Are we on our way to fuse with our
self-conceived, increasingly autonomously operating
technology? And how desirable or dangerous is that?

An earlier rendition of Ellens’ ‘Sloth (formerly known as
Queen Mother)" was on view in the exhibition ‘Robots in
Captivity’ at Buitenplaats Doornburgh. The modest robotic
arm, acquired from the car industry — an outdated model,
you could say, but therefore also blessed with the intro-
spection of a lady of a certain age —, has undergone a reset
for VOORLOPERS | PIONEERS, inspired by the park of Paleis
Soestdijk. Through ‘Sloth’ (inertia*) we can directly
experience how we respond to ‘living’ robotics in the natural
environment of a park.

*In Catholicism, 'sloth”is one of the seven deadly sins; ‘acedia’, referring
to the sin of indolence, inertia, laziness. It is up to the visitor to ponder to
whom this sin applies.

Bram Ellens is a self-taught artist with a background in
technology. His work is topical, playful, unsettling and
inviting, but behind the theatrical audiovisual
appearances lies a deeper layer that questions the
meaning of humanity in a time that is increasingly
dominated by technology. Bram Ellens’ work has been
shown earlier at London Sculpture in the City, Het HEM
Chapter 3HREE, and Lowlands and more recently during
his exhibition ‘Robots in Captivity’ at Buitenplaats
Doornburgh.



Groenewoud/Buij

Tilly Buij; Wijdenes | 1957

Gerard Groenewoud; Rozenburg | 1958

‘Borboros’ (2017-2022), aquatheek: hout, ca 1800 flessen, water

In het oud-Grieks betekent borboros modder, slib, een soort
oersoep, waarin het ongetwijfeld al krioelt van allerhande
leven. Groenewoud/Buij hebben voor hun ‘Borboros’ een
aquatheek of waterpaviljoen, eerder te zien op de IJssel-
biennale (Deventer, 2017) — waar maar mogelijk water met
onvermijdelijk aanhangend slib en modder verzameld. Want
water in de natuur is met zijn directe omgeving verbonden,
oftewel ongezuiverd en dat is niet per se vies maar zegt
vooral wat over de locatie van de waterbron en als je het
nauwkeurig bestudeert uiteraard ook iets over de water-
kwaliteit.

In het paviljoen toont al dat water vooral de adembenemende
en kleurrijke rijkdom aan waterdiversiteit met meer dan
1800 flessen, de ‘bouwstenen’ van het paviljoen, gevuld met
ongefilterd oppervlaktewater van dichtbij (ook uit de Paleis-
tuin) en veraf (van Friesland, tot Venetié, Egypte en de Ganges
in India aan toe), vol met algen, schimmels, slib, etc. Voor het
park van Paleis Soestdijk komen er nog gestaag nieuwe
water-'stenen’ bij.

Onder invloed van tijd en zon veranderen het water en het
bezinksel voortdurend van kleur en substantie. Het water
leeft en sprankelt sprookjesachtig in het zonlicht. De
aquatheek viert met verve de fotogenieke schoonheid van
stilstaand water met de zon als wispelturige uitlichter, maar
de water-varianten zelf zijn zonder twijfel levensgevaarlijk bij
consumptie.

De werken van Groenewoud/Buij, zowel de monumentale
sculpturen als ook hun meer intieme installaties bevatten
vaak subtiele verwijzingen naar de verborgen structuren in
de natuur en het leven als theater (denk bv aan ‘Beu’ een

10 meter hoge opblaasbare aaibare boeman, die al twintig
jaar op onverwachte plekken in het landschap opduikt). Ook
‘Borboros’ oogt als een organisch door de natuur zelf
bedachte wateroase of watertempel op menselijke maat die
uitnodigt tot verwondering en contemplatie. Het ontwerp
van het paviljoen is geinspireerd op hoe stromend water een
rotspartij in zee of aan de kust polijst. Uitgewerkt op de
computer tot een grafisch model werd dat de blauwdruk
voor het bouwplan. Het hout voor het bouwwerk werd met
een waterlaser op de millimeter precies op maat gezaagd
tot een perfect passende constructie.

Water komt vaker als onderwerp in hun werk terug; voor de
Culturele Hoofdstad in 2018 leidde dat tot een intensieve
samenwerking en een art-community project met de
WaterCampus in Leeuwarden. Als onderdeel van het
programma WaterConnecting van LF2018 in Leeuwarden
werd hun ontmoetingsplek voor gesprekken en bijeen-
komsten, ‘WaterBar’ geopend, een uit aluminium panelen
opgetrokken paviljoen in de vorm van een H,0 molecuul op
de terp van de WaterCampus, die een belangrijke rol speelt
in het opleiden van toekomstige watertechnologen en
andere waterprofessionals.

Water is niet alleen een aantrekkelijk en veelomvattend
thema, maar anno 2022 actueler dan ooit. ‘Borboros’ maakt
ontwapenend en fascinerend die continue interactie zicht-
baar van menselijk handelen en ecologie.

Tilly Buij en Gerard Groenewoud werken sinds 1988
samen als kunstenaarsduo Groenewoud/Buij, voort-
komend uit hun eerdere deelname aan de kunstenaars-
groep De Vier Evangelisten (1983-1994). Hun werk ken-
merkt zich door een diversiteit aan stijlen en materialen,
waarin de constante wordt gevormd door thema's en
objecten, vreemdsoortig of juist doodgewoon, die
steeds terugkeren en evolueren om ruimte te scheppen
voor de verbeelding en betekenis te vinden in het
menselijk bestaan. Het verlangen naar het grootse, de
verwondering over het onbevattelijke geheel maar ook
de nietigheid en het absurde van elk menselijk streven.
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Groenewoud/Buij

Tilly Buij; Wijdenes | 1957

Gerard Groenewoud; Rozenburg | 1958

‘Borboros’ (2017-2022), water-library: wood, ca. 1800 bottles, water

In ancient Greek borboros means mud, sludge, a kind of
primal soup undoubtedly crawling with all kinds of life. For
‘Borboros’ — an aquatic library or water pavilion, previously
on view at the IJsselbienniale (Deventer, 2017) — Groenewoud/
Buij have been collecting water, together with inevitably
adherent silt and mud, from wherever possible. Water found
in nature is connected to its immediate environment and
unpurified. Rather than being dirty, as such it can tell you a
lot about the location of the water source and, if you study it
more closely, its quality.

In the pavilion, all that water particularly shows the breath-
taking, colourful and rich water diversity with over 1800
bottles, the ‘building blocks’ of the pavilion, filled with
unfiltered surface water from nearby (including the Palace
garden) and far away (from Friesland to Venice, Egypt and
the Ganges in India), and full of algae, fungi, silt etc. For the
park of Paleis Soestdijk new ‘water-blocks’ are gradually
being added.

Under the influence of time and sunshine, the water and
sediment continuously change colour and substance. The
water lives and sparkles enchantingly in the sunlight. With
gusto, the water library celebrates the photogenic beauty of
stagnant water with the sun as a fickle illuminator, but upon
consumption the water specimens are without a doubt life
threatening.

The works of Groenewoud/Buij — their monumental sculptures
as well as their more intimate installations — often contain
subtle references to the hidden structures in nature and life
as a theatrical performance (think of ‘Beu’, for instance, a
10-meter-high inflatable, cuddly bogeyman that for the past
twenty years has been showing up in unexpected places in
the landscape.) ‘Borboros’ too appears as an organic oasis
or human-sized temple of water conceived by nature, that
invites wonder and contemplation. The design of the
pavilion is inspired by the way flowing water polishes a rock
formation in the sea or on the coast. Transformed into a
graphical model on the computer, it eventually became the
blueprint for the building plan. The wood for the structure
was custom-cut up to the last millimetre with a water-laser
to create a perfectly fitting construction.

Water is a recurring theme in their work; for the Cultural
Capital in 2018 it led to an intensive collaboration and an art-
community project with the WaterCampus in Leeuwarden.
As part of the programme WaterConnecting by LF2018 in
Leeuwarden, their meeting place for conversations and get
togethers, ‘Waterbar’ was opened. This pavilion built from
aluminium panels in the shape of an H20 molecule is situated
on the ‘terp’ (dwelling mound) of the WaterCampus, a place
that plays an important role in training future water techno-
logists and other water professionals.

Water is not only an attractive and wide-ranging theme, but
also a theme that, in 2022, is more topical than ever.
‘Borboros’ disarmingly and fascinatingly visualizes the
continuous interaction between human action and ecology.

Tilly Buij and Gerard Groenewoud have been working
together since 1988 as the artistic duo Groenewoud/
Buij, following their earlier participation in the artists’
collective De Vier Evangelisten (1983-1994). The works
made by Groenewoud/Buij are characterized by a
diversity of styles and materials, with recurring and
constantly re-evolving themes and objects, strange or
expressly ordinary, all working to create room for
imagination and find meaning in human existence.

A sense of longing for the spectacular, wonder about
the unfathomable whole, and at the same time about
the futility and absurdity of every human effort.

28 29



) f{“‘ﬂ!hl“
i o Ft‘.ii?'n'm.

1

T =131 T L S

: i
|y P o A AR B
Y, 1| i en Al 207 o R T =
'jlf“‘ SRR T~ v T T
“EOULE *' T i __'_'_'1”'7_3_'1; LY st g ;'|'-|r'rI o g
baliy- il kL L i 7

- i 1:Ili!}_‘_1- LY TR -J-il‘\

\’M o L 1-1- Iy e t:tl'_--"..' O LTV ‘I-
SRR bl T







Bob Hendrikx

Eindhoven | 1994

‘Living Coffin' (2020), mycelium (zwamvlok netwerk), mos &
‘Living Couch’ (2022), transparant, biologisch afbreekbaar plastic, algen

“Wat als we niet langer met dode materialen werken, maar
met levende organismen? Het degraderen van hoog intel-
ligente wezens tot ‘domme’ materie is niet alleen parasitair,
het is ook kortzichtig. Wat als we juist zouden samenwerken
met deze organismen en hun wonderbaarlijke eigenschap-
pen?” Uitvinder, architect en bio-designer Bob Hendrikx
creéert en verkent een nieuwe wereld waarin het organisme
en het ecosysteem centraal staan: nature-centred design’
Een nieuwe bio-revolutie waarin onze dagelijkse objecten
gaan ademen, groeien en bewegen. Met uitwaaierende
schimmels en ademende algen creéert Bob Hendrikx voor
VOORLOPERS bio-tech design met springlevende organismen
in de hoofdrol.

Met de al veelbesproken ‘Living Coffin' toont Hendrikx zijn
visie op ‘nature-centred design’ In 2020 lanceerde Hendrikx
's werelds eerste levende doodskist. In zijn werkplaats aan
de TU Delft wijdde hij zich aan de grootste recycler van de
natuur: mycelium, een soort wortelnetwerk van padden-
stoelen. Zo ontstond een duurzame doodskist die, eenmaal
onder de grond, zichzelf afbreekt en de decompositie van
het lichaam stimuleert. Met dank aan de natuur, kan de dood
een bron van nieuw leven zijn. In VOORLOPERS rust de kist
van schimmeldraden op een boomstronk in het park van
Paleis Soestdijk, waar het onvoorspelbare Nederlandse
zomerweer zich er op kan uitleven. Wie weet, wanneer het
flink losbarst, zal de kist heuse paddenstoelen spruiten. Met
deze installatie geeft Hendrikx de natuur de vrije hand en
maakt hij de veelbelovende samenwerking tussen mens en
natuur, waar hij zo voor pleit, zichtbaar.

Ook in zijn nieuwste werk, ‘Living Couch’, licht Hendrikx de
verborgen kracht van de natuur uit. Langs de parkvijver van
Paleis Soestdijk staat een doorzichtige, opblaasbare sculptuur
gevuld met levende, kleurrijke algen uit diverse Nederlandse
slootjes, vijvers en plassen. Door de toevoer van verse lucht
blijven de algen idealiter groeien en zo de lucht in het park
reinigen. Ontworpen naar de vorm van een alg onder de
microscoop, knikt de sculptuur vanaf de oever naar de park-
vijver waar Hendrikx ook algen uit heeft gevist waarin een
soortgelijk ecosysteem continu aan het werk is om onze
omgeving te reinigen, zonder dat we er erg in hebben. De
eigenaardige, opgeblazen sculptuur heeft iets weg van een
springkussen of zelfs een klimrek. Tegen de vorstelijke
uitstraling van het paleis steekt het af als een speelparadijs

waarvan het bijna kinderlijk enthousiasme en optimisme, en
de speelse creativiteit en vindingrijkheid afspatten net zoals
in Hendrikx' praktijk. Geen idee is hem te wild.

In VOORLOPERS verlegt Hendrikx de focus nog meer van
toekijken naar doen. Met levende bio-designs spoort hij ons
aan na te denken over onze eigen rol in het ecosysteem en
hoe we kunnen bijdragen aan het oplossen van klimaat-
problemen in de 21¢ eeuw.

Bob Hendrikx studeerde Bouwkunde aan de TU Delft.
Hij kreeg volop aandacht met zijn bedrijf Loop op (inter)
nationale mediaplatforms zoals TEDx, CNN, Dezeen,
BBC, Guardian, Futurism, Fox News, NOS en NRC en werd
in 2020 door VICE Media verkozen tot mens van het jaar.

30 31



Eindhoven | 1994

‘Living Coffin’ (2020), mycelium (grown out of fungi), moss &
‘Living Couch’ (2022), transparent, biodegradable plastic, algae

“What if we no longer worked with dead materials, but with
living organisms? Reducing highly intelligent beings to
‘ignorant’ matter is not only parasitic, but also short-sighted.
What if, instead, we started working together with these
organisms and their miraculous qualities?” Inventor, architect
and bio-designer Bob Hendrikx creates and explores a new
world that centres around the organism and the ecosystem:
nature-centred design. A new bio-revolution in which our
everyday objects start to breathe, grow and move. For
VOORLOPERS | PIONEERS, Bob Hendrikx has created bio-
tech design with a lead role for rampantly growing fungi and
breathing algae, organisms that are very much alive.

With his widely discussed ‘Living Coffin, Hendrikx presents his
vision on nature-centred design. In 2020 Hendrikx launched
the world's first living coffin. In his studio at the TU Delft he
had devoted himself to nature’s biggest recycler: mycelium,
the root-like network of fungi. Out of these efforts emerged
a sustainable coffin that, once underground, decomposes
itself while also stimulating the decomposition of the body.
Thanks to nature, death can thus become a source of new
life. In VOORLOPERS | PIONEERS, the coffin made out of
fungal threads is resting on a tree trunk in the park of Paleis
Soestdijk, where it will respond to the natural weather
conditions in the park, and change accordingly, possibly even
merging with its surroundings eventually. With this installation
Hendrikx visualizes the collaboration between humanity and
nature that he so advocates.

In his newest work, 'Living Couch’ Hendrikx also sheds light
on the hidden power of nature. Along the pond in the park
of Paleis Soestdijk he has placed a transparent, inflatable
sculpture filled with living, colourful algae from various
Dutch ditches, ponds and puddles. As a result of the flow of
fresh air, the algae will ideally continue to grow and purify
the air in the park. Designed to mimic the shape of a single
algae under a microscope, from its position on the shore the
sculpture is nodding to the pond — from which Hendrikx also
sourced some algae — in which a similar ecosystem is
continuously working to cleanse our environment, without
us even noticing.

The peculiar, inflated sculpture is reminiscent of a bouncy
castle, or even a climbing frame. Against the regal character
of the palace, it stands out like some sort of play paradise

radiating an almost childlike enthusiasm and optimism, as
well as playful creativity and ingenuity, just like Hendrikx’
practice. No idea is too outlandish.

In VOORLOPERS | PIONEERS, Hendrikx is shifting the focus
from idly standing by to taking action. Through living bio-
designs he encourages us to reflect on our own role in the
ecosystem, and on how we can contribute to finding
solutions to the climate problems of the 215t century.



@ Marjan Laaper

Rotterdam | 1971

‘Encounter’ (uit ‘Longing for Paradise,’ 2021), videoloop

Met dank aan ProDisplay

In het bescheiden, volgebouwde Nederland kijkt menig
persoon verrast op bij het tegenkomen van een rivierkreeft
op het wandelpad, het zien van een weg scharrelende egel
in de tuin of het horen van een uil in het bos. En dat terwijl
die omgevingen, wandelpad, tuin, bos hun thuis zijn: de
natuur. Marjan Laaper haakt in op deze typisch Nederlandse
reactie en wijst de mens op zijn bijzonder onnatuurlijke
natuurbeleving.

Marjan Laaper maakt grootschalige video projecties,
installaties, en kunstopdrachten in de openbare ruimte. Met
gemanipuleerde videoprojecties van alledaagse fenomenen
uiteenlopend van mensen tot dieren en micro-organismen
speelt Laaper met onze beleving van de wereld om ons heen.
Tussen de rododendrons in het park van Paleis Soestdijk
torent gedurende de zomer van 2022 een meer dan levens-
grote Bengaalse oehoe boven ons uit. In het videowerk
‘Encounter’ (2021) zit de vogel op een boomstronk met zijn
rug naar de toeschouwer gekeerd. Na verloop van tijd draait
de uil zijn kop om naar de toeschouwer en onderzoekt hij
indringend zijn nieuwe omgeving. De imposante verschijning
brengt in gedachten verzonken wandelaars in het park van
hun stuk. Met zijn indringende blik vangt de uil jou, als
bezoeker, en dwingt hij je tot een spel van kijken en bekeken
worden. Het is alsof je op heterdaad wordt betrapt tijdens
het betreden van een huis dat niet het jouwe is.

De metershoge video-uil is onderdeel van Laaper's serie
‘Longing for Paradise’ Hierin neemt Laaper het verlangen
naar een uitzonderlijke verbondenheid met de natuur, die we
sinds het verloren gaan van het Paradijs niet meer hebben
gekend, onder de loep. De serie bestaat uit een reeks
gemanipuleerde videoprojecties met dieren in de hoofdrol;
in vertraagde tijd worden kortstondige momenten uitgerekt
tot een welhaast tijdloze 'staat van zijn" Het resultaat is een
vervreemdend beeld dat op een onbepaalde plaats tussen
natuur en kunstmatigheid in zweeft. Het roept vragen op
over waar de mens zich bevindt binnen dit spectrum.
Afgaand op de onwennige reactie van de mens op natuur-
lijke fenomenen, oppert Laaper dat dit wel eens meer
richting het kunstmatige zou kunnen zijn dan wij onszelf
voorhouden.

Geinspireerd door oude verhalen en spirituele teksten, maakt
Laaper gebruik van de eeuwenoude neiging om menselijke
eigenschappen toe te dichten aan de natuur. Het dier fungeert
dan als spiegel voor menselijke eigenschappen die door de
toeschouwer aan het werk worden toegedicht. Met een
knipoog laat Laaper op de toeschouwer inwerken dat het
gedrag van de uil in ‘Encounter’ een weerspiegeling is van de
superieure houding die de mens gewoonlijk tentoonspreidt
ten opzichte van de natuur.

Via representaties van zogenaamde natuurlijke fenomenen
confronteert Laaper zo indirect de mens met zijn eigen
gedrag en toont ze, met het oog op de alsmaar versnellende
menselijke ontwikkelingen, hoe ons handelen afwijkt van
ons verlangen.

Marjan Laaper studeerde aan de Willem de Kooning
Academie in Rotterdam en later aan de Rijksacademie in
Amsterdam. Laaper’s werk is nationaal en internationaal
te zien in de openbare ruimte en in diverse musea en
kunstcentra, zoals het Australian Centre for the Moving
Image (Melbourne), Galerie Ron Mandos (Amsterdam),
ARCOmadrid en Stedelijk Museum Schiedam.
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@ Marjan Laaper

Rotterdam | 1971

‘Encounter’, from the series ‘Longing for Paradise’ (2021), video-loop

With thanks to ProDisplay

In the small, overcrowded country of the Netherlands, many
people would be surprised if they encountered a crayfish on
the footpath, saw a hedgehog scurrying away in the garden
or heard an owl in the woods — even though these
surroundings — footpath, garden, woods — were their home:
nature. Marjan Laaper engages with this typically Dutch
response and reminds us of our remarkably unnatural
experience of nature.

Laaper makes large video projections, installations and
realizes art commissions in the public space. Through mani-
pulated video projections of everyday phenomena ranging
from people to animals and micro-organisms Laaper is
messing with our experience of the world around us. During
the summer of 2022, a larger-than-life Bengal eagle-owl is
towering above us in between the rhododendrons in the
park of Paleis Soestdijk. In the video work ‘Encounter, the
owl is sitting on a tree trunk with its back turned to the
viewer. After a while, the owl turns its head towards the
viewer, investigating its new surroundings. With its imposing
presence, the owl startles people who are lost in thought
strolling through the park. With its penetrating gaze, it
catches you as a visitor off guard and then tricks you in a
game of watching and being watched. It feels as though you
are caught in the act of entering a home that is not yours.

The metres-high video owl is part of Laaper's series ‘Longing
for Paradise! In this series Laaper reflects on our desire for a
special connection with nature, as we haven't known since
the demise of Paradise. The series consists of a collection of
manipulated video projections starring animals: in delayed
time brief moments are stretched into an almost infinte
'state of being! The result is an alienating image that is
floating in an indeterminate place between nature and
artificiality. It raises questions about where humanity resides
on this spectrum. Judging from most people's awkward
response to natural phenomena, Laaper proposes that this
might well be leaning more towards the artificial than we
tell ourselves.

Inspired by old stories and spiritual texts, Laaper utilizes the
age-old tendency to ascribe human characteristics to nature.
The animal then presents us with a mirror, showing us the
human characteristics that the viewer ascribes to the work.
In a tongue-in-cheek way, Laaper makes the viewer realize

that the owl's behaviour in ‘Encounter’ reflects the superior
attitude that humankind usually displays with regard to
nature.

Through representations of supposedly natural phenomena,
Laaper indirectly confronts us humans with our own behaviour
and, in light of the ever-increasing human developments,
showing us how much our actions deviate from our desire.

Marjan Laaper attended the Willem de Kooning
Academy and later the Rijksakademie in Amsterdam.
Laaper’s work can be seen nationally and internationally
in the public space and in a variety of museums and art
spaces, including the Australian Centre for the Moving
Image (Melbourne), Galerie Ron Mandos (Amsterdam),
ARCOmadrid and Stedelijk Museum Schiedam.

34 | 35









Lennart Lahuis

Hengelo | 1986

‘Koudste dagen’ (2022), o.a. keramische tegels, tegelhouders, water, pneumatisch systeem,
vloeistofvaten. Courtesy Galerie Durst Britt & Mayhew. Mede mogelijk gemaakt door

Mondriaanfonds

Met zijn in-situ installatie ‘Koudste dagen’ weet Lennart
Lahuis in het glazen parkhuisje tot een mooie drie-eenheid te
komen van hoe water zich in drie verschillende gedaantes kan
manifesteren, hard en koud, vloeibaar en stromend, ijl en
vluchtig oftewel als ijs, water of stoom. IJs is de directe
inspiratie voor de installatie. Een in het park opgediept ijs-
verhaal dat een bijzondere laag geschiedenis aanboort over
de vijver: dichtvriezend in de winters van weleer, die guur en
vrieskoud waren en eindeloos lang duurden, en zo voor het
ijs zorgden dat in de ijskelder werd opgeslagen voor de
warme zomers.

Water wordt bij Lahuis het schrijfmateriaal, de water-inkt,
die ingenieus door de beweging van bezoekers in stelling
wordt gebracht via een door de kunstenaar bedacht en
ontworpen instrumentarium om woorden vervolgens in
stoomletters te laten opborrelen. Woorden die in korte adem-
zuchten de essentie van de door de kunstenaar opgegraven
watergeschiedenis van parkvijver en ijskelder in een dicht-
regel weten samen te vatten.

De parkpoézie van ‘Koudste dagen’is een bijzonder tekst-
werk in de reeks waterteksten die Lahuis de laatste jaren
ontwikkelt. De vluchtigheid en veranderlijkheid van taal en
water, natuur en cultuur, komen deze keer via gemanipuleerde
elektronische en grafische technologie tot tijdelijke poézie-
erupties, geschreven in wegijlende stoom, in de natuurlijke
habitat van water, een park met vijver en waterstroompjes.

De tekst zelf, 'Onder de geplooide en gebakken aarde waar
de koudste dagen zijn bewaard en begraven’, toont met zijn
poétische referentie naar de ijskelder en meer specifiek naar
het uitsnijden van ijs uit de vijver, hoe de kunstenaar als een
archeoloog met artistieke voelhoorns het terrein verkent en
afgraaft met talige sensibiliteit. Voor wie gevoelig is voor de
kortstondigheid van het momentum, hetzij in het leven,
hetzij in de zoektocht van de kunstenaar naar het perfecte
kunstwerk of de dichter naar het perfecte woord, ervaart
hier de bitter-zoete tegenstelling van streven naar een
absolute kunstervaring of taalsensatie en de onvermijdelijke
relativerende tijdelijkheid ervan.

In de doordachte complexiteit in uitvoering zie je de aan-
trekkingskracht die béta-technologie en harde wetenschap
uitoefenen op de alfa-kunstenaar, in mooie samenspraak

met de direct aansprekende eenvoud van de efemere
'Koudste dagen’-woordenstroom, meer het domein van de
‘zachte' taal- en geesteswetenschappen en de kunsten.

De in-situ-installatie zou je wellicht zelfs kunnen lezen als de
sprekende mens die via de hardware van het lichaam de
mogelijkheid heeft om te communiceren met de buiten-
wereld en het woord neemt dankzij het spraakwater van de
adem, dat hier niet onzichtbaar blijft, maar als zichtbare
vergankelijkheid zijn voorbijgaande aanwezigheid benadrukt.

Lennart Lahuis onderwerpt, met uiteenlopende
materialen en technieken, teksten en fotografische
beelden aan natuurlijke processen zoals smelten,
verbranden, verdampen en erosie. Hij combineert
materiéle eigenschappen van grafische reproductie-
technieken met wetenschappelijke disciplines zoals
aardwetenschappen, astronomie en restauratie. Deze
disciplines zet Lahuis niet traditioneel in, maar ze
maken deel uit van zijn objecten en installaties die de
grenzen van begrijpelijkheid verkennen en de materiéle
voorwaarden voor leesbaarheid centraal stellen.
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@ Lennart Lahuis

Hengelo | 1986

‘Koudste dagen’ (‘Coldest Days’, 2022), amongst others ceramic tiles, tile supports, water,
pneumatic system, liquid vessels. Courtesy Gallery Dirst Britt & Mayhew. Also made possible

by Mondriaan Fund

With his in-situ installation ‘Koudste dagen’ (Coldest Days) in
the little glass house in the park, Lennart Lahuis managed to
create a wonderful trinity of the shapes in which water
manifests itself; hard and cold, fluid and flowing, tenuous
and fleeting, as ice, water or steam. Ice forms the direct
inspiration for the installation. An ice story dug up in the
park, tapping into a special historical dimension of this pond
that used to freeze over in the winters of bygone days,
winters that were harsh and freezing cold and seemed to
last forever, producing the ice that would be stored in the
icehouse in the park for prospective hot summers. Water
becomes the writing instrument, the water-ink, ingeniously
brought into action by the movement of visitors through a
set of instruments, conceived and designed by the artist,
that allows words to bubble to the surface in the form of
steam letters. Words that, in quick breaths, summarize the
essence of the artist-found water-history of the park’s pond
and icehouse in a single line of poetry.

The park poetry of ‘Koudste dagen'is a special text work in
the series of water-texts that Lahuis has been developing
for the past years. Through manipulated electronic and
graphic design technology, the ephemerality and volatility of
language and water, nature and culture, culminate in
temporary eruptions of poetry, written in steam, this time in
the natural habitat of water, a park with a pond and water
streams.

The text itself, ‘Onder de geplooide en gebakken aarde waar
de koudste dagen zijn bewaard en begraven,” (Underneath
the creased and baked earth where the coldest days are
kept and buried), with its poetic reference to the icehouse
and more specifically carving out the ice from the pond,
shows how the artist acts as an archaeologist, exploring the
terrain with artistic feelers and excavating it with lingual
sensibility. Here those sensitive to the transience of the
moment — whether it be in life or in the artist’s quest for the
perfect artwork, or the poet'’s search for the perfect word —
will experience the bittersweet discrepancy between the
pursuit of the absolute art experience or lingual sensation
on the one hand, and the nuancing effect of its inevitable
temporal nature on the other.

The well thought-out complexity of the execution reveals
the appeal that technology and exact science have on the
artist, and how these harmonize with the enticing simplicity
of the ephemeral stream of words of 'Koudste dagen,
sooner pertaining to the realm of linguistics, humanities, and
the arts.

The in-situ installation may even be interpreted as the arti-
culate human being who is granted the ability to communicate
with the world by means of the body’s hardware, speaking
out through the eloquent flow of our breath that does not
remain invisible here, but instead emphasizes its fleeting
presence in the shape of visible transience.

Lennart Lahuis subjects texts and photographic
images to natural processes such as melting, burning,
evaporating and eroding. He combines material features
of graphic reproduction techniques with scientific
disciplines like geoscience, astronomy and restoration.
Lahuis does not use these disciplines in a traditional
manner, but instead lets them play a part in his objects
and installations, which explore the boundaries of
comprehensibility, and put the material conditions for
readability centre stage.



@ Silvia Martes

Eindhoven | 1985

‘The Revolutions That Did (Not) Happen' (2021), film, 24:28 min

Tijdens het maken van haar experimentele, aan science
fiction verwante films opereert Silvia Martes als schepper
van alternatieve werelden, waarin de sociale organisatie op
z'n kop wordt gezet en utopie en dystopie nauw met elkaar
zijn verweven.

"The Revolutions That Did (Not) Happen’ speelt zich af in wat
een restant lijkt van een wereld geteisterd door oorlogen,
pandemieén en natuurrampen. Martes schetst een beeld
van een post-apocalyptische wereld waarin sociale en
politieke structuren vanaf de grond moeten worden
opgebouwd, en daarbij zijn prominent vrouwen van kleur
met macht aanwezig. Veel van deze in het grijs gehulde
vrouwen verrichten monotone handelingen en laten zich
steeds lastiger van robots onderscheiden. Wat zich op het
eerste gezicht voordoet als een gelijkwaardige samenleving,
onthult bij nader inzien steeds meer totalitaire trekjes.
Centraal staat de vraag of de geschiedenis van onderdrukking
en machtsspelletjes zich zou herhalen als we een herkansing
zouden krijgen, of dat we dan wel echte gelijkwaardigheid
zouden bereiken. Martes laat haar fantasie de vrije loop.

De door Martes ontworpen decors zijn niet bedoeld ter wille
van het script maar dienen veeleer als uitgangspunt voor de
scenes die zich daarin ontvouwen. In die artificiéle decors
ontspruiten betoverende maar tegelijkertijd bizarre en
verontrustende taferelen en kan Martes naar believen
schuiven met decorstukken en personages. Zo combineert
ze — zowel individueel als collectief — autobiografische en
absurdistische elementen tot een vervreemdende collage
van intuitief met elkaar verbonden scenes.

In de grijze wereld van ‘The Revolutions That Did (Not) Happen'
waar de buitenwereld niet (meer) lijkt te bestaan, worden
uitgetrokken tanden ingezet als betaalmiddel en bungelen
witte paspoptorso’s in een fabriekshal waar ze zwart
gespoten worden. Martes omarmt strak geregisseerd maar
ongeremd de onnavolgbaarheid van haar ideeén in haar
films, en laat daarbij een conventionele, lineaire verhaal-
opbouw achter zich. Particuliere persoonlijke herinneringen
en beelden afkomstig uit een gedeeld collectief geheugen-
archief lopen door elkaar en laten verleden, heden en
toekomst samensmelten.

In de film ontdek je invloeden uit de filmgeschiedenis (de
horror van David Cronenberg bijvoorbeeld) maar ook het
Genesisverhaal uit de Bijbel is alomtegenwoordig met de
bekende symboliek van slang en verboden vrucht. De
futuristische samenleving die Martes schetst verwijst
nadrukkelijk ook naar de Afrikaanse diaspora, een rode
draad in haar film. Het verbeelden van een radicaal andere
toekomst, een waarin Zwarte vrouwen het voortouw nemen
en de maatschappij vormgeven, straalt afrofuturisme uit.
Maar achter dit optimisme sluimert een pessimistische
ondertoon. Waar het verven van paspoppen een viering lijkt
van de toenemende representatie van vrouwen van kleur,
toont diezelfde handeling ook sociaal-maatschappelijke en
politieke kritiek op een gefragmenteerde, onverschillige

2715 eeuw waarin economische en materialistische belangen
overheersen en het individu tot een inwisselbare consument
is verworden.

In de ogenschijnlijke wanorde van tijd en ruimte schommelt
Martes tussen optimisme en pessimisme, terwijl de afwisseling
tussen verleden, heden en toekomst ook een onvermijdelijke
transitie belichaamt. Martes fantaseert over toekomstige,
alternatieve samenlevingen, probeert ze filmisch uit en
bevraagt zo tegelijkertijd met treffende, ongemakkelijke en
beklemmende toekomstvisioenen onze tijd en maatschappij.

Silvia Martes studeerde aan de Gerrit Rietveld Academie
in Amsterdam. In 2019 vervolgde ze haar studie met een
residency aan de Rijksacademie eveneens in Amsterdam.
In 2021 won Silvia Martes de Theodora Niemeijer Prijs en
werd ze genomineerd voor de prestigieuze Prix de Rome.
In het najaar van 2021 ging haar film ‘The Revolutions

That Did (Not) Happen'in premiére in De Pont in Tilburg.
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Eindhoven | 1985

‘The Revolutions That Did (Not) Happen’ (2021), film, 24:28 min

In the process of making her experimental, science-fiction
like films, Silvia Martes operates as creator of alternative
universes where social organization has been turned upside
down and utopia and dystopia are closely intertwined.

'The Revolutions That Did (Not) Happen’ unfolds in what
appear to be the remnants of a world plagued by wars,
pandemics and ecological disasters. Martes paints a grim
picture of a postapocalyptic world in which social and
political structures have to be rebuilt from the ground up. In
this restructured society, women of colour preside. Many of
these women dressed in grey are performing monotonous
tasks and are becoming increasingly indistinguishable from
robots. What at first sight appears to be a society of equality,
gradually starts to reveal totalitarian traits. The film centres
around the question whether our history of oppression and
power play would repeat itself if we were given a second
chance, or whether we would then finally achieve true
equality. Martes lets her imagination run wild.

Martes' sets are not intended to accommodate the script,
but instead provide the point of departure for the scenes
that unfold in them. From this artificial scenery sprout
enchanting, yet bizarre and disconcerting scenes in which
Martes is able to move props and characters around at will.
She combines — both individual and collective — auto-
biographical and absurd elements to form an alienating
collage of intuitively connected scenes.

The grey world in which ‘The Revolutions That Did (Not)
Happen'is set, shows no sign of an outside world. Here
extracted teeth are used as currency and the torsos of white
mannequins are dangling in a factory hall and spray-painted
black. Meticulously directed, yet unrestrained, Martes
embraces the intuitive idiosyncrasy of her ideas in her films
and in doing so departs from conventional, linear story-
telling. Private, personal memories overlap and intersect with
images from a shared collective memory archive, blending
together past, present and future.

The film not only shows influences from movie history (for
instance references to David Cronenberg’s horror-movies),
but also from the Bible book of Genesis, with its well-known
snake and forbidden fruit symbolism. Furthermore, Martes'
futuristic society expressly refers to the African diaspora, a

common thread in her film. Imagining a radically alternative
future one in which Black women have taken charge of
shaping society is a reflection of Afrofuturism. However,
behind this optimism lurks a pessimistic undertone. While
the practice of spray-painting mannequins may initially
appear to be a celebration of a better representation of
women of colour, that same action is also an expression of
socio-political criticism on a fragmented and indifferent
21-century in which economic and material interests are
prevalent, and the individual has become an exchangeable
consumer.

In the apparent chaos of time and space, Martes fluctuates
between optimism and pessimism, and her oscillation
between past, present and future embodies an era of
transition. Martes fantasizes about alternative future societies,
and takes them on a trial-run in her films. She thus questions
our current day and age through poignant, awkward and
anguished visions of the future.
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Ingrid Mol

Wormerveer | 1970

‘EDABS (Every Day A Better Sculpture)’ (2022), in-situ installatie, diorama met beelden van

keramiek

Ingrid Mol brengt in het prinsessenspeelhuisje ‘Ixientieta’™
(1939), dat in de voormalige sportsectie van het park staat,
met haar in-situ installatie een bijzonder sprookje over
klonen tot leven. De inspiratie is een scéne uit een eerder
'Foetus en Fetu'-project van Mol over een beeldhouwer die
een ultiem standbeeld van de koningin wil maken. De
kunstenaar probeert zelfs het beeld tot leven te wekken via
een (fictief) Amerikaans bedrijf, EDABS (Every Day A Better
Sculpture), dat nieuwe koninginnen uit DNA kweekt.

In de tentoonstelling VOORLOPERS wordt het speelhuisje
een atypische laboratorium setting; Ingrid Mol speelt en
experimenteert met het EDABS-idee en geeft er met haar
eigenzinnige beeldhouwerstechnologie en fantasierijke
kunstenaarslogica een bijzondere draai aan in dit minihuisje.
Als toeschouwer kijken we als in een kijkdoos naar binnen
door de ramen van het op kinderhoogte ontworpen huisje;
we zien beelden in diverse fasen van af zijn te midden van
een enscenering in Hindelooper stijl die aansluit bij de oor-
spronkelijke speelomgeving van de dochters van Koningin
Juliana. Mol roept zo een onderzoeksetting op die authentiek
en nostalgisch lijkt, maar ook vervreemdend overkomt en in
al zijn ongerijmdheid griezelig doods en levendig tegelijk
onze aandacht vraagt.

Als kijker zie je Juliana afgebeeld in verschillende leeftijds-
fasen: drie Juliana’s in de woonkamer van klein meisje tot
bejaarde vrouw en een Juliana op middelbare leeftijd een
sigaretje genietend in de keuken, starend uit het keukenraam.
Doodgewone taferelen die echter als je beter kijkt behoorlijk
verontrustend zijn, met een been dat rondslingert en een
laptop die mogelijk geheime onderzoeksresultaten vastlegt.
Het huisje is een diorama van een voorbij leven in fragmenten
met een ongrijpbare belofte van voortleven als kloon (... maar
in welke levensfase?). Vrolijk maar ook eng want de popperige
Juliana’s lijken als je even wegkijkt zomaar tot leven te kunnen
komen.

Ingrid Mol combineert de licht absurdistische enscenering
met een achterliggende serieuze boodschap over de alsmaar
toenemende technologische ontwikkeling die onze tijd
kenmerkt. Niet op een intellectuele manier met argumenten
voor of tegen, maar met de verbeelding van de kunstenaar
en de fantasie van een sprookjesverteller. Ze kietelt terloops
ook de huis-tuin en keuken voyeur in ons, die dichtbij de

echte koningin, de BN-er, wil komen of bij de buren naar
binnen wil gluren, maar weet dat op afstand blijven de enige
manier is om de breekbare illusie van twee kanten in stand
te houden.

N.B. Ingrid Mol tekende voor de VOORLOPERS-tentoonstelling ook een
bijzondere plattegrond die de bezoeker uitnodigt het park te verkennen
en op zoek te gaan naar de VOORLOPERS-kunstwerken.

* De naam Ixenieta is samengesteld uit de namen van de prinsessen
Beatrix, Irene, Margriet en Christina.

Ingrid Mol werkt in verschillende media van tekeningen
en stripboeken tot sculpturen en installaties. Haar werk
vertelt een verhaal waarin sculpturen in keramiek of hout
tot leven komen als ware ‘personages’ in de ruimtelijke
decors en ‘settings’, waarin het verhaal wordt verteld.
Ingrid Mol legt momenteel de laatste hand aan het
herdenkingsmonument voor Juliana in Den Haag.
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Wormerveer | 1970

‘EDABS (Every Day A Better Sculpture)’ (2022), in-situ installation, diorama with ceramic

sculpture

In the former princesses’ playhouse ‘Ixientieta’* (1939),
located in the former sports area of the park, Ingrid Mol
brings a special fairy tale about cloning to life with a site-
specific installation. For this she drew inspiration from a
scene out of one of her earlier projects, 'Foetus and Fetu,
about a sculptor who aspires to make the ultimate statue of
the queen. The artist even tries to bring the sculpture to life
with the help of a (fictional) American company called
EDABS (Every Day A Better Sculpture), that grows new
queens from DNA.

In the exhibition VOORLOPERS | PIONEERS, the playhouse
becomes an atypical laboratory setting; in this mini house
Ingrid Mol is playing and experimenting with the EDABS idea,
giving it her own individual twist with her quirky sculptor’s
technology and imaginative artist’s logic. As spectators, we
can peek in through the house's windows, that are designed
for children’s height. It is as if we are looking into a diorama
with figures in various stages of completion in a scene
staged in the Dutch Hindeloopen style, corresponding with
the original play setting of Queen Juliana’s daughters. Mol
thus conjures up a research setting that seems authentic and
nostalgic, but simultaneously comes across as alienating
and that, in all its incongruity — eerily both dead and alive —,
is begging for our attention.

Spectators will see Juliana depicted in various stages of her
life: three Julianas in the living room, ranging from little girl
to elderly woman, and one middle-aged Juliana enjoying a
cigarette in the kitchen, looking out of the kitchen window.
Ordinary scenes that, upon closer inspection, are actually
quite disconcerting: an isolated leg is lying around, and a
laptop is possibly registering secret research outcomes. The
little house is a diorama of a life gone by in fragments, with
an intangible promise of being continued in the shape of a
clone (... but in which stage of life?). Cheerful yet scary, as
the doll-like Julianas appear to have the ability to come to
life the second you look away.

Ingrid Mol combines the slightly absurd staging with a serious
underlying message about the ever-increasing technological
developments of our time. Not in an intellectual way, by
listing the pros and cons, but by using the imagination of an
artist and the inventiveness of a storyteller.

In passing, she is also appealing to the voyeur in all of us
who wants to get close to the real queen, the celebrity, or
wants to take a peep inside the neighbours’ house, but who
also understands that maintaining a certain distance is the
only way to keep this fragile, bilateral illusion intact.

Please note: Ingrid Mol also drew a special floor-map for VOORLOPERS |
PIONEERS, inviting the visitors to explore the park and the artworks in
the exhibition.

* The name Ixientieta is @ mash-up of the names of the princesses
Beatrix, Irene, Margriet and Christina.



‘ Zeger Reyers

Voorburg | 1966

‘Lawn-Tennis’ (2022), in-situ installatie. Courtesy Galerie Maurits van de Laar

De mens waant zich nog altijd heer en meester over de
natuur; we zitten immers nog diep in onze antropogene
bubbel. Een verlaten, in onbruik geraakt sportpark met
vergeten onderhoud aan bijvoorbeeld een oude tennisbaan
met gravel als oorspronkelijke ondergrond, biedt wellicht
een licht ontregelende denkoefening om de menselijke
hybris wat bij te stellen. In het afgebakende gravel kregen,
nadat — met het vertrek van de koninklijke familie — het
sportpark grotendeels aan menselijke aandacht ontsnapte,
al snel overwaaiende en verdwaalde zaden een kans om te
ontkiemen. De natuur heroverde langzaamaan dit voor
tennis uitgezette lapje grond, en na een tijdje was met de
nieuwe, natuurlijk doorzettende aanwas — weliswaar door
parkbeheer zo nu en dan gemaaid — een natuurlijk proces in
gang gezet.

Zeger Reyers verkende het park van Paleis Soestdijk grondig
nadat hij was gevraagd voor VOORLOPERS. In deze semi-
natuurlijke omgeving van een door mensen bedacht en
ontworpen park voelde hij zich overspoeld door inspiratie,
want de natuur is in zijn kunstenaarspraktijk een geliefd
‘materiaal’ voor onderzoek en nieuw werk. Als kunstenaar
zoekt hij naar het creéren van connecties die tegenstrijdig
lijken, installaties, biotopen, zoals hij ze zelf noemt, waarin
dat wat kunstmatig is of door mensen gemaakt een niet
voor de hand liggende alliantie aangaat met de natuur.

Reyers experimenteert vaak met dat levende materiaal uit de
natuur, maar ook met bewerkte natuur, voedsel bijvoorbeeld,
of met door mensen uit natuurlijke grondstoffen ontwikkeld
materiaal zoals keramiek. Zo liet hij zwammen uit meubels en
stofzuigers groeien en liet hij stoelen afzinken in de Ooster-
schelde om ze te laten overwoekeren door mosselen. En hij
liet zien hoe zwevend en gefragmenteerd serviesgoed
rechtopstaand spectaculair de zwaartekracht tart, of hoe
een dolgedraaide keuken de wereld letterlijk met pannen,
potten en etenswaar op zijn kop zet.

Altijd alert, zeker in een groene omgeving, borrelen er bij
Reyers veel ideeén op in het historierijke park, maar de tennis-
baan met zijn typische menselijke afbakening voor een spel
met simpele regels en toch eindeloze variaties en uitkomsten,
biedt in al zijn eenvoud en rechtlijnigheid een perfect speel-
veld om een in-situ experiment uit te voeren. Voor zijn
installatie ‘Lawn-Tennis’ herstelt Reyers de belijning van de

tennisbaan, stopt de bemaaiing, en laat de planten door-
groeien die zichzelf al ingezaaid hebben plus de door de
kunstenaar zelf gezaaide bloeiende planten zoals vlas, koren-
bloemen en klaprozen. In het steeds verder opschietend
groen zie je nog de witte belijning terug en de bekende
tennisattributen, net en scheidsrechterstoel, waardoor een
simpel bijna natuurlijk doolhof wordt gesuggereerd op zoek
naar een nieuwe balans tussen natuur, cultuur en de
geschiedenis van de plek zelf.

N.B. Zeger Reyers heeft een familie-link met Paleis Soestdijk; zijn
voorouder en naamgenoot Zeger Reyers (1789 - 1857) was een
Nederlands architect, die o.a. betrokken was bij de uitbreiding van het
paleis voor kroonprins Willem, de latere koning Willem II.

Zeger Reyers maakt installaties waarin hij de artificiéle,
door de mens geschapen wereld confronteert met de
natuur. In zijn installaties maakt hij het wonder en de
kracht van de natuur op een verhevigde manier zicht-
baar. Tegelijkertijd wordt de toeschouwer zich bewust
van de kwetsbaarheid van de door de mens geschapen
omgeving. Kenmerkend is Zeger Reyers' intelligente en
vindingrijke materiaalgebruik waarmee hij je over-
rompelt en bewust maakt van de betrekkelijkheid van
onze zekerheden.
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‘ Zeger Reyers

Voorburg | 1966

‘Lawn-Tennis’ (2022), in-situ installation. Courtesy Maurits van de Laar

Humankind still imagines itself to be lord and master of
nature; we are, after all, still residing deep inside our
anthropogenic bubble. A deserted sports park fallen into
disuse, with a neglected old tennis court that originally had
a gravel surface, may offer some slightly disruptive food for
thought to somewhat adjust our human hubris. With the
departure of the Royal family the sports park could, for the
most part, escape human attention, soon giving blown over
and stray seeds the chance to germinate in the demarcated
gravel court. Slowly, nature could now reclaim this piece of
land once laid out for tennis, and after a little while, the new,
naturally expanding vegetation had set a natural process in
motion — even though the plot would be mowed by park
maintenance now and then.

After he was asked to participate in VOORLOPERS | PIONEERS,
Zeger Reyers explored the park extensively. In this semi-
natural environment of this man-made park, he was over-
come with inspiration, especially since nature is always a
beloved ‘material for research and new work in his practice.
As an artist, he aims to forge seemingly contradictory
connections, installations — biotopes as he himself likes to
call them- in which the artificial, or man-made, enters into
unexpected alliance with nature.

Reyers often experiments with living materials from nature,
but also with processed nature, such as food, or man-made
material derived from natural resources, such as ceramics.
For instance, he made fungi grow from furniture and vacuum
cleaners and let chairs sink down into the Oosterschelde
(Eastern Scheldt estuary) where they were overgrown with
mussels. He also demonstrated several times how floating
and fragmented crockery, while standing in an upright
position spectacularly, was able to defy gravity and how a
haywire kitchen could literally turn the world upside down
with pots, pans and food.

Alert as always,, especially in a green environment, the park
and its rich history caused plenty of ideas to bubble up in
Reyers mind. But with its typically human demarcations for a
game with simple rules, yet infinite variations and outcomes,
the tennis court in all its simplicity and straightforwardness
was the perfect playing field for conducting a site-specific
experiment.

For his installation ‘Lawn-Tennis, Reyers restored the original
lines of the tennis court, suspended the mowing, and
allowed the self-seeding plants already there, as well as the
flowering plants — like flax, cornflower and poppies — he
sowed himself, to grow. Amidst the constantly emerging
greenery, you can still discern the white lines and the familiar
tennis attributes, net and referee chair, thus suggesting a
simple, almost natural maze, in search of a new balance
between nature, culture and the history of the place itself.

Please note: Zeger Reyers has a family connection with Paleis Soestdijk.
Hls ancestor and namesake Zeger Reyers (1789-1857) was a Dutch
architect who was one of the people involved in building the extension to
the palace for crown prince Willem (William), the later king Willem II.

Zeger Reyers is known for his installations in which he
confronts the artificial, man-made world with nature. In
his installations he makes the marvel and power of
nature visible in an intensified way; at the same time the
spectator is made strongly aware of the vulnerability of
the man-made environment. Characteristic of Zeger
Reyers’s practice is his intelligent and resourceful use of
materials, overwhelming the public and making one
conscious of the relativity of our certitudes.
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@ Birgit Verwer

Den Haag | 1972

‘Final Rehearsal’ (2022), Douglas hout (Landgoed De Horsten, Wassenaar)
Met dank aan Enzo Mari's ‘Autoprogettazione. Proposal for Self-Design’,
Rijksmonument houtzaagmolen De Salamander, Leidschendam en Marjet Roling

Birgit Verwer lastte na een periode van actief kunstenaar-
schap een weloverwogen pauze in. Ze nam een paar jaar
respijt om na te denken en onderzoek te doen over wat
zinvol is in het leven zelf en in haar werk als kunstenaar. Het
werd een flinke adempauze waarin zij veel las en kennis op
deed om antwoorden te vinden op de vraag hoe om te gaan
met grote vraagstukken en problemen die de mens bedreigen,
en om zich te bezinnen op de rol van de mens (en kunstenaar)
in de ontwrichting van klimaat en natuur.

Ze ging te rade bij filosofen uit verschillende culturen en
periodes, historici, klimaatwetenschappers, en makers en
besefte hoe makkelijk je in onze tijd gevangen kan blijven
zitten in het kortetermijndenken en de moeilijk te weerstane
fix van de consumptiemaatschappij, die status belooft maar
vooral jezelf telkens onvoldaan — leeg — laat voelen en de
aarde uitput. Ooit konden we nog wel aan een verreikende
ambitie werken die langer duurde dan een of meer generaties,
bijvoorbeeld vele decennia of zelfs eeuwen bouwen aan een
kathedraal. Maar visie voor de lange termijn lijkt inmiddels
verdacht geworden.

Verwer ontdekte dat de Iroquois of Haudenosaunee, een
belangrijke oorspronkelijke bevolkingsgroep van Noord-
Amerika, bij het oplossen van problemen het ‘zevende gene-
ratie principe’ hanteerden: wat is het effect van je handelen
nu op de toekomst van de volgende zeven generaties, dus
over zo'n 500 jaar na jou. Die afweging dwingt je om verder
te kijken dan je eigen leef-tijd en je beperkte focus op
overleven nu, op je eigen lijffsbehoud en dat van de mensen
in je directe omgeving. Het werkt bevrijdend, want wie wil
niet de aarde ontlasten in plaats van belasten om tot in de
zevende generatie je nageslacht een kans op voortbestaan
te bieden?

In het werk van Hildegard von Bingen (1098-1179) vindt Verwer
het begrip 'viriditas’ (groenheid) dat bij deze mystica, dichteres
en componiste een bijzondere lading en betekenis krijgt als
(goddelijke) levenskracht van de aarde. Viriditas sluit perfect
aan bij de groene uitdaging in onze tijd en Verwer kiest
Viriditas als titel voor een nieuw project, dat als uitgangs-
punt de ‘Autoprogettazione DIY'-serie neemt van de Italiaanse
ontwerper en Open Source-pionier Enzo Mari (1932-2020).

Voor VOORLOPERS maakte Verwer gebruik van het ‘Panca’-
ontwerp van Mari voor een nieuw duurzaam werk, ‘Final
Rehearsal, oftewel generale repetitie, verwijzend naar het
kantelpunt waarop we klimatologisch als mensheid zijn
beland. Twee Panca-banken met de rugleuningen tegen
elkaar vormen een van oudsher Haagse ‘luizenbank’, die
uitnodigt tot een intiem gesprek of discussie. Niet alleen het
eindresultaat telt hier voor Verwer, maar zeker ook de weg
ernaartoe: de duurzame oorsprong van het hout, de energie-
neutrale houtzaagmolen, en de mensen met wie ze samen
het werk maakt.

Birgit Verwers praktijk is een ontmoeting tussen
gewichtige levensvragen en de minder serieuze dingen
in het leven. Via installaties, performances, mixed
media-installaties, keramiek (o.a. de ‘Irenic vases’-serie)
en prints — met leuzen als Unburden the Earth — bevraagt
Verwer de menselijke natuur in de huidige consumptie-
maatschappij. Verliezen we in een maatschappij als de
onze - overstelpt met kleine, onmiddellijke wensen en
verwachte directe invulling hiervan — wellicht de essentie
van het leven uit het oog? Verwers werk is toegankelijk
maar (misschien juist daarom) ook meteen uitdagend.
Met ‘do-it-yourself’ deeldesignmeubels spoort zij ons
aan onze blik te verleggen van de korte- naar de lange
termijn.
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Birgit Verwer

The Hague | 1972

‘Final Rehearsal’ (2022), Douglas fir timber (De Horsten Royal Estates, Wassenaar).
Thanks to Enzo Mari's '‘Autoprogettazione. Proposal for Self-Design’, sawmill monument
De Salamander, Leidschendam & Marjet Roling

After a period in which she had an active artistic practice,
Birgit Verwer consciously decided to take a break. She took a
few years respite to contemplate and to research the things
that are truly worthwhile in life as well as in her practice as
an artist. This evolved into a substantial pause in which she
read and acquired knowledge in an attempt to find answers
to how she should deal with the larger issues and problems
threatening humanity, and to contemplate the role of
humanity (and the artist) in disrupting nature and the
climate.

She turned to philosophers from varying cultures and periods,
historians, climate scientists, and makers, and came to realize
how easy it has become in our day and age to get stuck in

a short-term perspective and the hard-to-resist fix of
consumerism, which promises status but instead leaves you
feeling unsatisfied and empty, and drains the earth. There
was a time when we were still able to work on far-reaching
ambitions that stretched over one or more generations,
think of the many decades or even centuries spent building
one cathedral. But nowadays, a long-term perspective
almost seems suspicuous.

Verwer discovered that the Iroquois or Haudenosaunee

— an important indigenous community in North America —
employed the ‘seventh-generation principle’ for solving
problems: what effect do your actions have on the future of
the next seven generations, around 500 years from now?
This consideration compels people to look beyond their own
lifetime and limited perspective on surviving in the here and
now, or the preservation of their own lives and the lives of the
people in their immediate surroundings. This is a liberating
approach. After all, who would not want to unburden the
earth instead of burden it, and simultaneously offer their off-
spring a chance of survival for the next seven generations?

In the work of Hildegard von Bingen (1098-1179), Verwer
discovered the concept of 'viriditas' (greenness), which in
the hands of this mystic, poet and composer has acquired a
special connotation and meaning as the (divine) life force of
the earth. Viriditas perfectly aligns with the green challenge
of our time, and for this reason Verwer has chosen it as the
title for a new project that took the Italian designer and Open
Source pioneer Enzo Mari's (1932-2020) ‘Autoprogettazione
DIY'-series as its point of departure.

For VOORLOPERS | PIONEERS, Verwer borrowed from Mari's
'‘Panca’ design to make a new sustainable work, ‘Final
Rehearsal, referring to the climatic turning point at which
we, as humanity, have now arrived. Two Panca benches with
their backs against each other form a traditional The Hague
'luizenbank’ (lice bench) that invites visitors to engage in an
intimate conversation or discussion. To Verwer, the end
result is not the only thing that counts here, but certainly
also the process: the sustainable origin of the wood, the
energy-neutral sawmill and the people with whom she
realized the work.

Birgit Verwer's practice is an encounter between
momentous life questions and the less serious things in
life. Through installations, performances, mixed media
installations, ceramics (the ‘Irenic vases’-series for
instance) and prints — adorned with slogans like
‘Unburden the Earth’ -, Verwer is questioning human
nature in the current consumer society. Could it be that,
in a society like ours — overwhelmed with minor,
immediate desires and the expected prompt fulfilment
thereof —, we are losing track of the essence of life?
Verwer's work is accessible but (maybe precisely because
of that) also provocative. With her ‘do-it-yourself’
furniture she encourages us to shift our perspective
from the short to the long-term.



Ménagerie Contemporaine

Naar een idee van Maya Meijer Bergmans i.s.m. BuroLdR & Ingrid Mol, 2022
Voliere 4 x 5 m, QR (vogelgeluiden), Size Matters Vogelhuis (ontwerp Frederik Rojie) &
keramiek uit de serie 'Hollands Wild" van Ingrid Mol. Met dank aan Pascal Hemel Voliérebouw

Een menagerie was ooit een verzameling van wilde, exotische
of zeldzame dieren in gevangenschap. Aristocraten, rijke
patriciérs of koningshuizen hadden vaak in een tuin of park
bij hun kasteel of paleis zo'n menagerie als luxueuze hobby
of curiositeit. De top van de aristocratische en economische
elite kon zo hun macht en uitzonderlijke rijkdom etaleren.
Deze bijzondere dierenverzamelingen vind je in Europa al
vanaf de middeleeuwen. Het was de voorloper van de
dierentuin, een tot voor kort vanzelfsprekend fenomeen dat
inmiddels evenals de jacht steeds vaker onder vuur ligt nu de
voorheen onbetwiste macht van mens over dier regelmatig
ter discussie staat.

Het idee van een voliére als extra amuse in de VOORLOPERS-
tentoonstelling in het park, betekende dan ook niet een
vogelkooi met vogels in gevangenschap, maar een heden-
daagse versie van een menagerie met beelden uit de
‘Hollands Wild'-serie van Ingrid Mol met veel in Nederland
voorkomende vogels en jachtdieren: een patrijs, een buizerd,
een rietzanger en een kemphaan, maar ook een korenwolf
(Europese hamster), een haas en een hermelijn. In kleur
uitgevoerd maar deels ook in een ongeverfde, witte versie,
wat de natuurgetrouwe afbeelding onnatuurlijker, minder
'echt’ maakt, maar juist daardoor wel alle ruimte biedt voor
ongehinderde projectie van onze persoonlijke dierenliefde
op 'Hollands Wild'

In corona-tijd is de vraag naar voliéres en hobbydieren flink
toegenomen in alle lagen van de bevolking. Natuur in een kooi,
veilig en dichtbij, met de mogelijkheid van een persoonlijke
selectie en alles geheel onder controle, biedt deze zelf
ingerichte en ingesloten natuur vele liefhebbers troost.

De ‘Ménagerie Contemporaine’ in VOORLOPERS houdt ons
speels een spiegel voor over onze menselijke fascinatie en
liefde voor dieren-te-kijk via een stilleven van on-echte
afbeeldingen van de ‘echte’ natuur. Met plezier voor mens en
dier!

Vlakbij de kooi staat een designvogelhuisje waarin wellicht
een echte vogel zich zou kunnen nestelen. Via een speciale
QR-code kan de bezoeker extra natuur- en vogelgeluiden
toevoegen aan de ‘Ménagerie Contemporaine’-beleving; ook
dan is te horen dat de jagende mens nooit ver weg is. De
menagerie biedt kortom een zomerse en actuele reflectie
op onze complexe relatie met dieren en de (kwetsbare)
natuur.

50 | 51






After an idea by Maya Meijer Bergmans in collaboration with BuroLdR & Ingrid Mol, 2022
Aviary 4 x 5 m, QR (bird sounds), Size Matters Birdhouse (design Frederik Rojie) &
ceramics from the series ‘Hollands Wild" (Dutch Game) by Ingrid Mol. Thanks to Pascal Hemel

Volierebouw

A menagerie is a collection of wild, exotic, or rare animals
kept in captivity. The aristocracy, the opulent ruling classes,
or royal families often had menageries like this in the gardens
or parks of their estates or palaces as a fancy hobby or
curiosity. In this way, people in the highest echelons of the
aristocratic and economic elite were able to show off their
power and exuberant wealth. Since the Middle Ages extra-
ordinary zoological collections like these already existed in
Europe. The menagerie is a predecessor of the zoo, a pheno-
menon that until recently was considered to be self-evident
but, like the hunt, is increasingly scrutinized as we are now
starting to question the power of humans over animals.

Therefore, the idea of an aviary as an appetizer for the
VOORLOPERS | PIONEERS exhibition in the park, did not
mean installing a birdcage with live birds kept in captivity,
but rather a contemporary version of the menagerie with
sculptures from the "Hollands Wild" (Dutch Game) series by
Ingrid Mol, representing commonly known Dutch birds and
game: a partridge, a buzzard, a sedge warbler, and a ruff, but
also a 'korenwolf' (European hamster), a hare, and an ermine.
Executed in colour, but also partly presented in an unpainted,
white version, which makes the true-to-nature figures seem
more unnatural, less ‘real, but precisely because of that also
allows us space for projecting our personal animal love upon
‘Hollands Wild" unhindered.

During the COVID period, the demand for aviaries and pet
animals increased considerably in all walks of life in society.
Nature in a cage, safe and close at hand, with the possibility
of a personally selected variety and everything firmly under
control: a personally arranged and enclosed piece of nature
like this could obviously offer solace to many animal lovers.

‘Ménagerie Contemporaine’ in the VOORLOPERS | PIONEERS
exhibition playfully holds up a mirror to us with regard to our
human fascination and love for animals-on-view via a still-life
of un-real representations of ‘real’ true nature. A pleasurable
experience for both man and animal!

Close to the aviary you'll find a designer birdcage in which a
real bird might actually nest. By means of a special QR-code,
visitors can add extra nature or bird sounds to the ‘Ménagerie
Contemporaine’ experience — but even then the human
hunter is never far away. In short, the menagerie offers a
summery, topical reflection on our complex relationship with
animals and (vulnerable) nature.
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Initiatief |

Maya Meijer Bergmans

Concept/curator |

Marie Jeanne de Rooij

Kunstenaars |

Atelier Van Lieshout

David Bade

Cecilia Bengtsson

BuroLdR

lliada Charalambous

Ivan Cremer

Bram Ellens

Groenewoud/Buij

Bob Hendrikx

Marjan Laaper

Lennart Lahuis

Silvia Martes

Ingrid Mol

Zeger Reyers

Birgit Verwer

Stagiaire |

Zazie Duinker

Teksten |

Voorwoord | Preface: Maya Meijer Bergmans

Voorlopers | Pioneers: Marie Jeanne de Rooij
Tekstbijdragen | Texts: Zazie Duinker (Cecilia Bengtsson, lliada
Charalambous, Bob Hendrikx, Marjan Laaper, Silvia Martes);
Marie Jeanne de Rooij (Atelier van Lieshout, David Bade, BuroLdR,

Ivan Cremer, Bram Ellens, Groenewoud/Buij, Lennart Lahuis, Ingrid Mol,

Zeger Reyers, Birgit Verwer, Ménagerie Contemporaine)
Eindredactie |

Marie Jeanne de Rooij

Vertaal-correcties |

Marie Louise Schoondergang

Vormgeving |

Wout de Vringer

Fotografie & Film |

Studio Gerrit Schreurs

Druk |

FlyersOnline

Met dank aan |

Directie, team en vrijwilligers Paleis Soestdijk
Grethain 't Veld en Petra van der Schoot

VOORLOPERS werd geopend op donderdag 12 mei 2022 met een
speciale bijdrage over parken, particulier initiatief en erfgoed in
Nederland door Wim Pijbes, directeur Stichting Droom & Daad, en met
een persoonlijke herinnering aan haar jeugd op Paleis Soestdijk door
H.K.H. Prinses Margarita de Bourbon de Parme. | PIONEERS opened on
Thursday 12 May 2002 with a special talk about parks, private initiative
and heritage in the Netherlands by Wim Pijbes, director Foundation
Droom & Daad, and a personal story about her youth spent at Paleis
Soestdijk by H.R.H. Princess Margarita de Bourbon de Parme.

VOORLOPERS |

in Park Paleis Soestdijk
1305 - 05082022
di—vr: 11 =17 uur

za —z0:12 =17 uur
Tu—-Fr:11a.m. - 5p.m.
Sa-Su:12a.m. -5p.m.

Paleis Soestdijk
Amsterdamsestraatweg 1

3744 AA Baarn
paleissoestdijk.nl
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