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Voorwoord

Voor u ligt de masterscriptie De kunst van verlichten die ik heb geschreven ter
afsluiting van de studie Kunstgeschiedenis aan de Universiteit Utrecht. Hierbij
komt er een einde aan een studie die mijn vrije tijd, naast mijn werk en gezin,
voor vier jaren in beslag heeft genomen. Aan de ene kant brengt het schrijven
van dit voorwoord een gevoel van opluchting met zich mee omdat de scriptie
eindelijk af is en ik kan gaan uitkijken naar echt vrije tijd, maar aan de andere
kant ook een gevoel van weemoed. Dit laatste omdat het voor mij ook een
afsluiting is van een periode die ik als zeer plezierig heb ervaren en zeker, naast
de factor kennis, een bijdrage heeft geleverd aan mijn persoonlijke ontwikkeling.

Het schrijven van deze afstudeerscriptie is een proces geweest van vallen en
opstaan. Na een intensieve periode van lezen, kunstwerken bekijken en
vergelijken is na een tijdsduur van ongeveer negen maanden mijn masterthesis
voltooid. Lichtkunst heeft mij altijd al geintrigeerd, maar voordat ik aan dit
onderwerp begon, heb ik mij nooit beseft dat er filosofische of literaire
inspiratiebronnen ten grondslag kunnen liggen aan de brandende lichtjes in
kunstwerken. Kennis van de soms zeer complexe denkwijzen, intenties en
motivaties die de zes uitgekozen kunstenaars toepassen in hun lichtwerken,
heeft ertoe bijgedragen dat ik veel meer stil ben gaan staan bij mijn zintuiglijke
belevingen van mijn directe omgeving.

Deze masterscriptie had niet tot stand kunnen komen zonder de adviezen, steun
en medewerking van velen. Allereerst wil ik mijn begeleider dr. Patrick Van
Rossem bedanken voor zijn bruikbare feedback en tips. Hij is een man die mij
steeds op positieve manier is blijven verbazen vanwege zijn passie voor zijn vak
en als ongelooflijke bron van kennis van de hedendaagse en moderne kunst.

Mijn man Frans, die mijn grote steun en toeverlaat is geweest tijdens mijn
gehele studie en vooral in dit schrijffproces. Zonder zijn geduld,
relativeringsvermogen en ondersteuning zou deze eindthesis nog lang niet zijn
afgerond. Tevens wil ik mijn dochter Myreth en zoon Emiel bedanken voor hun
begrip dat ik niet altijd de tijd voor ze heb kunnen vrijmaken die ze wel
verdienden. Tot slot hierbij ook een speciaal woord van dank aan mijn vader

dr. ]J.D. Taams, want hij heeft letterlijk zorg gedragen voor de grammaticale
puntjes op de i.
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Inleiding

Op een prachtige zonnige dag fluiten de vogels vrolijk, zijn mensen goed
gehumeurd en lijken de dagelijkse beslommeringen veel dragelijker dan op een
grimmige regendag. Doordat de temperatuur aangenamer voelt speelt een groter
deel van het normale leven zich in de buitenlucht af. Licht, natuurlijk zonlicht of
kunstmatig geproduceerd, beide zijn ze van levensbelang. Zonder licht groeit er
niets en kan er geen proces van zuurstofassimilatie plaatsvinden. Mens en dier
zijn fysiologisch niet uitgerust om geheel in het donker te overleven, al is het
zicht- en / of sensorisch vermogen van een aantal nachtdieren in bepaalde mate
aangepast om met een minimale lichtopvang toch in deze omstandigheid te
kunnen functioneren. De mens zelf heeft echter licht nodig.

Deze noodzaak heeft mensen er toe gebracht om zich lichtbronnen eigen te
maken en ze te laten evolueren. Brandgevaarlijk vuur, smeulende, roetende en
stinkende vetpotten, oliepitten en vlammend kaarslicht veranderden uiteindelijk
in beter controleerbaar gas- en elektrisch lamplicht. Laatstgenoemde vorm van
verlichting is tegenwoordig onmisbaar en verkrijgbaar in alle denkbare soorten
en maten. Hieraan ten grondslag ligt de uitvinding van de gloeilamp in 1879,
door Thomas Alva Edison (1847-1931). Na een halve eeuw was zijn innovatie al
uitgegroeid tot algemeen gebruiksgoed. Deze overwinning op de duisternis heeft
ervoor gezorgd dat dagelijkse werkzaamheden op ieder gewenst uur van de dag
uitgevoerd kunnen worden. Het leven van de mens is door de komst van
kunstlicht met veel meer actieve uren verlengd. Door de enorme populariteit van
het elektrisch licht werd er naast de gebruiksfunctie als verlichtend hulpmiddel in
de samenleving ook geéxperimenteerd met andere toepassingen.

Bijvoorbeeld in de kunst.



Probleemstelling en onderzoeksveld

In de loop der jaren heb ik vele binnen- en buitenlandse tentoonstellingen in
musea en galeries bezocht. Hierin werden regelmatig kunstinstallaties
geéxposeerd, die gedeeltelijk of helemaal uit een lichtbron bestonden. In 2003
heb ik in het Engelse museum Tate Modern aan den lijve mogen ondervinden hoe
groot de impact van een lichtwerk kan zijn. Ik refereer aan The weather project
van kunstenaar Olafur Eliasson (1967). Een uit spiegels en sterke lampverlichting
opgebouwde zon verlichtte en verwarmde de turbinehal van dit museum. Kijkend
naar dit werk betrapte ik mijzelf erop dat ik genoot van de warmte-uitstraling
van deze ‘zon’. Een gevoel van rust en behaaglijkheid overviel mij, terwijl ik
tegelijkertijd besefte dat dit werd bewerkstelligd door een gecreéerde illusie.
Gefascineerd door mijn waarneming en zintuiglijke reactie hierop ben ik
vervolgens meerdere lichtwerken gaan bekijken. In Kijkduin heeft de
Amerikaanse kunstenaar James Turrell het lichtproject Celestial Vault
gerealiseerd. De bunkerachtige ruimte van een duinpan is omgedoopt tot een
soort observatorium. Liggend op een bankje Kkijk je vervolgens door de
gecreéerde opening naar de hemel. Op dat moment ervaar je echt hoe kleurrijk
een grijze Hollandse lucht kan zijn. Het is vreemd te beseffen dat door je eigen
participatie in deze kunstconstructie je nu echt bewust wordt van de schoonheid
van de natuur welke dagelijks te aanschouwen valt.

In lichtwerken speelt naast de perceptuele en zintuiglijke waarneming ook de
invioed van de hoeveelheid lichtuitstraling een belangrijke rol. Deze beinvioedt
namelijk de directe omgevingsruimte met alles wat zich daarin bevindt. Door het
gebruik van specifieke kleuren en een bepaalde lichtintensiteit kunnen

verschillende gemoedstoestanden teweeg gebracht worden.

In deze masterscriptie onderzoek ik het gebruik van licht als autonoom medium
bij zes kunstenaars. Drie van hen stonden aan de wieg van de lichtkunst in de
jaren ‘60 van de vorige eeuw. Daar tegenover plaats ik drie hedendaagse
kunstenaars die sinds medio jaren ‘90, en nog steeds, als lichtkunstenaar actief
zijn. Een halve eeuw later wordt het licht als autonoom medium nog steeds
toegepast in hun kunstwerken. Ik ben geinteresseerd of deze kunstenaars licht
op vernieuwende wijze weten toe te passen, aangezien lichtbronnen op

technologische ontwikkelingen na niet zijn veranderd.



Status Questionis

In de voorbereiding van dit literatuuronderzoek valt op dat er veel monografieén
en uitvoerige tentoonstellingscatalogi zijn geschreven zijn over de
toonaangevende kunstenaars en tijdgenoten Dan Flavin, Bruce Nauman en
James Turrell. Echter het aantal diepte-interviews waarin deze kunstenaars
expliciet vertellen wat hun intentie, motivatie en doel van hun kunst is, verschilt
per persoon. Per kunstenaar heb ik vele informatiebronnen geraadpleegd, welke
vermeld staan op de bijgevoegde literatuurlijst. Toch zijn er een aantal boeken
die zoveel specifieke en relevante informatie bevatten, dat zij als leidraad voor
mijn onderzoek hebben gediend. In het geval van de gereserveerde kunstenaar
Bruce Nauman is het boek: Please pay attention please, Bruce Nauman’s words,
van Janet Kraynak en Bruce Nauman zeer interessant vanwege de diepgaande
gepubliceerde- en ongepubliceerde interviews met de kunstenaar zelf.
Achtergrondinformatie over de kunstenaar Dan Flavin, die in 1996 overleed, heb
ik verkregen via de overzichtscatalogus Dan Flavin: The Complete Lights 1961-
1996. Alle lichtinstallaties die hij gemaakt heeft worden hierin beschreven door
Michael Govan (President Directeur van de Dia Art Foundation) en Tiffany Bell
(Projectdirecteur, curator en archiviste van Dan Flavin’s kunstwerken). Beiden
hebben gedurende lange tijd intensief met de kunstenaar samengewerkt.
Ditzelfde geldt voor de auteur Craig Adcock en de kunstenaar James Turrell.
Persoonlijke gesprekken tussen hen, informatie uit oude documenten en
archieven zijn verwerkt in het boek James Turrell. The art of light and space.
Vanaf de jeugdjaren tot eind jaren ‘80 worden Turrell’'s deelnames aan projecten

en kunstontwikkelingen afgewisseld met zijn overwogen beweegredenen.

Voor de hedendaagse kunstenaar Olafur Eliasson is de grootste informatiebron
het 527 paginatellende boekwerk: Studio Olafur Eliasson, An Encyclopedia. De
auteur is Philip Ursprung, Professor fir moderne und zeitgendssische Kunst aan
de universiteit van Zurich. Zijn vragen over 26 uiteenlopende, gealfabetiseerde
hoofdthema’s en subonderwerpen worden door Eliasson beantwoord.

Over de intenties en motivaties van de in Wales geboren kunstenaar Cerith Wyn
Evans zijn er naast gedigitaliseerde interviews twee boeken van belang. Cerith
Wyn Evans: Bubble Peddler van Mark Cousins en Cerith Wyn Evans: ...In which

something happens all over again for the very First time, geschreven door Mark
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Carlson. Hierin worden Wyn Evans’ gedachten achter zijn diepgelaagde en met
filosofische en theoretische kennis doordrongen lichtwerken verduidelijkt.

Over Stefan Briggemann zijn er nog geen oeuvreboeken verschenen. Hij heeft
zelf een aantal boeken geschreven, maar die hebben niet direct betrekking op
zijn lichtwerken. Gelukkig levert zijn persoonlijke website een schat van
informatie op, vanwege de gedigitaliseerde publicaties van alle gegeven
interviews, persberichten en artikelen.

Om de geschiedenis van de artistieke en culturele veranderingen te concretiseren
die plaats hebben gevonden vanaf de jaren ‘60 tot op heden, heb ik kleine
tussenhoofdstukken in mijn scriptie ingevoegd. Gewijzigde kunstdiscoursen
kunnen de intenties, motivaties van de kunstenaars beinvloeden, welke weer
terugvertaald worden in hun kunstwerken. Voor deze (kunst-) geschiedkundige
feitenkennis heb ik prettig leesbare literatuur geraadpleegd, namelijk: De tweede
helft. Beeldende kunst na 1945 van Ad de Visser, het lijvige boek van Irving
Sandler, Art of the postmodern era. From the Late 1960s to the Early 1990s én
het boek Art since 1960 van auteur Michael Archer.

In deze masterscriptie besteed ik ook aandacht aan filosofische theorieén van
diverse auteurs door de geschiedenis heen. Ik acht dit noodzakelijk omdat zowel
Bruce Nauman, Cerith Wyn Evans, Olafur Eliasson en Stefan Briggemann door
filosofische gedachten zijn beinvloed of geinspireerd. Het boek De wereld van
Sofie. Roman over de geschiedenis van de filosofie van Jostein Gaarder heb ik
hiervoor geraadpleegd. De hoeveelheid relevante informatie heb ik grotendeels in
voetnoten verwerkt, omdat ik deze filosofische denkwijzen moeilijk kan inkorten
en vervlechten met de hoofdtekst, zonder het aantal toegestane woorden in
ruime mate te overschrijden.

De interesse voor filosofische diepgang begint einde van de jaren ‘60 en begin
jaren '70, doordat veel taaltheoretici en filosofen zich buigen over de
betekenissen van woorden in taal. Daarbij wordt de vraag geopperd hoe taal zich
verhoudt tot het dagelijkse leven. Doordat vele zaken in taal en in de dagelijkse
realiteit voor meerdere interpretaties en uitleg vatbaar zijn, wordt de constructie
van de waarheid hierdoor beinvloed. Ieder mens creéert vanuit zijn individuele
waarneming en perceptie een zelfgevormde waarheid. Ook het intellectuele
kennisniveau is daarbij van belang, omdat er dan meer interpretaties van

taalconstructen begrijpelijk zijn. Doordat iedereen refereert naar zijn
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‘overtuigende werkelijkheid’ leidt dit vaak tot confronterende situaties en
Babylonische spraakverwarringen.

Zowel Nauman, Wyn Evans en Briggemann gebruiken taal in hun kunstwerken.
Daarbij passen de eerste twee, inclusief Eliasson en Turrell, hun opgedane kennis
uit de waarnemings- en Gestaltpsychologie toe. Mede door kleurgebruik en
lichtintensiteit weten zij psychologische effecten te bewerkstelligen die per

individu een andere uitwerking hebben.

Onderzoeksvraag

Door middel van een literatuuronderzoek bekijk ik wat de verschillende
interpretaties, motivaties en intenties van de zes uitgekozen kunstenaars zijn,
om lichtwerken te maken. De bakermat voor het lichtgebruik als autonoom
kunstmedium ligt in Amerika, waarvan de ontwikkeling begint in de jaren ‘60 van
de vorige eeuw. Daarom heb ik gekozen voor drie Amerikaanse pioniers die aan
de wieg van deze ‘lichtkunst’ stonden. Dit zijn: Dan Flavin (1933-1996), Bruce
Nauman (1941) en James Turrell (1943). Zij worden als iconen getypeerd in de
kunstwereld. Voor een evenwichtige balans vergelijk ik hun lichtkunst met drie
toonaangevende, hedendaagse kunstenaars, namelijk: de Deens-IJslandse Olafur
Eliasson (1967), de in Wales geboren Cerith Wyn Evans (1958) en de Mexicaanse
Stefan Briggemann (1975). Zij weten een halve eeuw later met ditzelfde
medium ‘licht’, nog steeds op vernieuwende en verrassende wijze bezoekers aan

zich te binden en in hun kunstwerken te betrekken.

De hoofdvraag van deze masterscriptie luidt:
e Op welke wijze en met welk doel wordt licht als autonoom medium

gebruikt bij in de kunst vanaf de jaren zestig tot op heden?

Om tot beantwoording van de hoofdvraag te komen worden in de aparte
hoofdstukken over deze kunstenaars de volgende deelvragen beantwoord:
e Wat is de intrinsieke motivatie en intentie per kunstenaar en hoe vertaalt
hij deze in zijn kunstwerken?
e Welke rol verwacht men van het publiek bij het aanschouwen van de

lichtkunstwerken?
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Opbouw en structuur

Separaat van elkaar analyseer ik het oeuvre van Dan Flavin, Bruce Nauman en
James Turrell, waarin hun persoonlijke ideeén, intenties en motivaties
beschreven worden. Bij alle kunstenaars wordt het steeds veranderende en
geldende artistieke en culturele klimaat betrokken om zo de verschillen van hun
complexe denkwijzen te illustreren. Deze methodiek pas ik ook toe bij de jonge
generatie lichtkunstenaars.

Het eerste hoofdstuk van deze masterscriptie De kunst van verlichten begint met
een globale uiteenzetting van het heersende sociale, politieke en artistieke
klimaat in Amerika in de jaren’60. De reden hiervoor is dat zowel Dan Flavin,
Bruce Nauman en James Turrell in dit land geboren zijn, weliswaar in
verschillende regio’s, maar alle drie beginnen zij in deze roerige tijden licht toe te
passen in hun kunst. In de jaren zestig ontstaan er vele kunststromingen,
waarvan de Minimal Art en de Conceptuele Kunst grote invloed hadden op het
denken van kunstenaars en de vertaling hiervan in hun kunstwerken. Vandaar
dat ik op summiere wijze de significante kenmerken van deze stromingen
beschrijf. In het tweede hoofdstuk onderzoek ik aan de hand van de hierboven
geformuleerde onderzoeksvragen wat de drijfveren, motivaties en intenties zijn
voor zowel Flavin, Nauman en Turrell ten aanzien van hun specifieke
vormgegeven kunst. Het hierop volgende hoofdstuk geeft wederom een korte
opsomming van het sociale en artistieke klimaat van het einde van de 20°¢
eeuw. Deze hebben weer de ziens- en handelwijze van Cerith Wyn Evans, Olafur
Eliasson en Stefan Briggemann beinvioed. Ook zij worden, gescheiden van
elkaar, in hoofdstuk IV aan de gestelde onderzoeksvragen getoetst. Vanwege de
grote hoeveelheid beschreven informatie in deze hoofdstukken besluit ik deze
telkens met een voorlopige conclusie.

In het laatste concluderende hoofdstuk V wordt met alle voorgaande informatie

een antwoord gegeven op de geformuleerde onderzoeksvragen.
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I Het Amerikaanse, artistieke en culturele klimaat in de jaren ‘60

De jaren zestig van de vorige eeuw kenmerken zich enerzijds door sociale en
politieke onrusten en veranderingen. Deze uiten zich in moordaanslagen op
vooraanstaande politici, zoals John F. Kennedy en Martin Luther King, de bijna
fatale beschieting op Popart kunstenaar Andy Warhol, rassendiscriminaties, de
Vietham-oorlog en de felle reacties hiertegen. Een nieuwe wereld opent zich
doordat wereldnieuws via de televisie- en radioprogramma’s toegankelijk wordt.
Daarnaast dringen de massagoederen en de daarbij komende consumptie het
dagelijkse leven van de mens binnen. Plastic wegwerpmaterialen, stripboeken en
reclames overspoelen de markt en veranderen het normale leven voorgoed. Er
ontstaat een aaneenschakeling van impressies, veroorzaakt door geluiden,
geuren, smaken, kleuren en gevoelens. Televisie, tijdschriften en billboards
dirigeren vanaf dat moment de blik van het menselijk oog, waarbij normen en
waarden op de proef worden gesteld. Veel kunstenaars in deze tijd grijpen het
‘realistische’ dagelijkse leven aan om deze te integreren in hun kunstwerken. Het
gevolg hiervan is dat kunst ook maatschappijkritisch en grensoverschrijdend
wordt. De kunstzinnige uitvoering van conceptuele gedachten, (hiervan beschrijf
ik de kenmerken verderop) en de toepassing van ongebruikelijke materialen in
kunstwerken, zoals rubber, metaal en hout, zorgen voor een toenemende
complexiteit van het kijken en begrijpen van kunst.

Kunstwerken worden gedematerialiseerd en verlaten het platte schildersdoek.
Kunstcritici Lucy Lippard en John Chandler gebruiken de term ‘dematerialisatie’
het eerst gebruikt in hun artikel The Dematerialization of Art, uit 1968. Hierin
beschrijven zij dat de productie van authenticiteit in de kunst meer
vertegenwoordigd dan alleen een geestelijk vader van het object. Het ‘eist’ de
waarheid van het gezaghebbende discours.® Anders gezegd: naast het
eindresultaat worden het idee en proces achter deze kunst en ook de drie
dimensionaliteit ervan net zo belangrijk geacht. Uit deze gedachten ontstaan vele
nieuwe kunststromingen, zoals: Popart, Minimal Art, conceptuele kunst,
Performances en Happenings, Bodyart, Land-Art en Video-Art. Allemaal namen
zij afstand van de heersende modernistische schildersregels die de invloedrijke

kunstcriticus Clement Greenberg (1909-1994) had opgesteld. Hij was ervan

!Charles Harrison, Paul Wood, Art in Theory 1900-2000. An anthology of changing ideas, Oxford
2006, p. 1060.
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overtuigd dat de schilderkunst altijd een lineaire ontwikkeling doormaakte, zich

afkeerde van de figuratie en zich bewoog zich naar de vlakheid van het vlak.?

I.I Twee belangrijke kunststromingen

Er zijn twee kunststromingen die ik in het kort wil beschrijven, omdat de zes te
beschrijven kunstenaars hier direct of indirect door zijn beinvioed. De eerste
stroming is Minimal Art, waarvan de lichtkunstenaar Dan Flavin als grondlegger
van deze stroming wordt beschouwd. Ook de lichtwerken van James Turrell en
Stefan BrUggemann bevatten kenmerken van deze minimale kunst. Daarnaast
acht ik een summiere beschrijving van kenmerken van de Conceptuele kunst van
belang, omdat deze stroming bepalend is geweest voor de kunst van Bruce

Nauman, Cerith Wyn Evans en Stefan Briggemann.

I.I.I Minimal Art

Less is more, het welbekende en beroemde adagium van de architect Mies van
der Rohe is ook van toepassing op de kunstwerken uit de kunststroming Minimal
Art. De in de jaren '60 ontstane kunststroming is in het bijzonder in Amerika zeer
invlioedrijk geweest. De Britse filosoof Richard Wollheim (1923-2003) gebruikte
de term Minimal Art voor het eerst in zijn essay Minimal art uit 1965. Deze
handelde over de veelzijdige kunstenaar Marcel Duchamp (1887-1968).
Duchamp rekte, net als de minimalisten later, de grenzen van het kunstgebied
op of verlegde deze. Door continu vragen te stellen moest er een bewustwording
teweeg gebracht brengen. Welke factor zorgt ervoor dat ‘iets’ een kunstwerk is,
of ‘wat zie je en wat betekent het’? * Deze vragen werden en worden ook gesteld

door respectievelijk Bruce Nauman en Stefan Briggemann.

De kenmerken van Minimal Art zijn een extreem visueel gereduceerde esthetiek
van de kunstwerken tot neutrale en rationele geometrische vormen.* Zij zijn
uitgevoerd in industriéle materialen, waarbij de kunstenaarssignatuur niet
zichtbaar aanwezig is. Deze kunstvorm bekritiseert openlijk de tijdsloosheid en

eenheid van de compositie van de traditionele beeldende kunst.

2 Clement Greenberg, ‘Modernist Painting’ in: Charles Harrison, Paul Wood, Art in Theory 1900-
2000. An anthology of changing ideas, Oxford 2006, pp. 273-79.
3 Craig Adcock, James Turrell. The art of light and space, Los Angeles, 1990, p. 38.

4 Julie H. Reiss, From margin to Centre. The spaces of installation art, Londen, pp. 50-60.
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In plaats van naar een schilderij aan de muur te kijken moet de toeschouwer zich
nu ook lijfelijk door deze ruimte begeven. Hierdoor ervaart hij de
kunstinstallaties als één geheel en gaat hij een fysieke relatie aan met de door
het kunstwerk gecreéerde omgeving. Het kunstwerk wordt veelal gezien als
onderdeel van een groter geheel, dan dat het er los van gezien kon worden.’
Vele kunstconstructies en installaties zijn zo groot dat zij weer een nieuwe ruimte
in de bestaande ruimte vormen. Door het gebruik van één soort materiaal, welke
in gelijke vorm steeds herhaald wordt, ontstaat een ritmisch geheel. Minimal Art
is dus een kunstvorm die niet alleen door de ogen bekeken wordt, maar die
tegelijkertijd ook een fysieke en mentale beleving teweeg brengt.

Naast grote houten, rubberen en metalen vormen die in ruimten liggen, hangen
of staan, wordt er in de jaren ‘60 ook de neonverlichting (her-)ontdekt en

toegepast in kunstwerken.

I.I.II Conceptuele kunst

Eind jaren ‘60 worden door professionele kunstcritici en kunstenaars de
esthetische kwaliteiten van de minimale kunst, de juistheid van proporties,
schaal en ruimte bevraagd. De reactie op het Minimalisme is het
Postminimalisme, waarbij het gedematerialiseerde object nu buiten de
institutionele grenzen van de musea, galeries of privéverzamelaars treedt. Het
idee Ansich kan gepresenteerd worden als zijnde kunst, zoals Happenings en
Performances, maar ook nieuwe experimentele materialen gaan als
onderzoeksmaterie dienen. Kunst wordt niet meer beschouwd als een algemeen
verhandelbaar verzamelobject waar het publiek grote bedragen geld voor moet
betalen. De gedachte past in het Neomarxistische gedachtegoed die ook in de
jaren ‘60 herleeft. Kunst is namelijk niet iets elitairs maar voor iedereen. Van
tijdelijke en incidentele voorstellingen van menselijke inspanning en arbeid blijft
na afloop niets visueels over. Zij vallen slechts te reconstrueren aan de hand van

eventuele instructies op papier of een eventuele vastlegging op foto of video.

5 Julie H. Reiss, From margin to Centre. The spaces of installation art, Londen, pp. 50-60.
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Op het hoogtepunt van de Vietnam-oorlog bevraagt kunstcritica Barbara Rose
(1938) in 1969 het ontstaan van deze nieuwe kunstvormen, waarbij zij

concludeert dat deze voortkomen uit:

'A dissatisfaction with the current social en political system results in an
unwillingness to produce commodities which gratify and perpetuate that system.'
Here the spheres of ethics and esthetics merge. Artists who aspire to radicalism
[try to] take positions so extreme that they will finally be found unacceptable,
denying that art is a trading commodity [erode] the very foundation of the art
market”.®

Het feit dat deze experimentele kunstvormen bestaansrecht hebben kregen komt
mede doordat het MOMA met haar tentoonstelling Information in 1970, een
gevestigde goedkeuring gaf aan de postmodernistische, conceptuele kunst en

hiermee de kunstwereld openbrak voor ‘extreme’ kunst.’

8 Irving Sandler, Art of the postmodern era, from the Late 1960s to the Early 1990s, Colorado,
1998, p.12.
7 Idem, p. 7.
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II Pioniers die licht als autonoom medium gebruiken

De volgende drie kunstenaars hebben in de jaren 60 licht tot (autonoom)
medium verheven en zij hebben hier gedurende hun hele of een belangrijk deel
van hun kunstoeuvre mee gewerkt. Dan Flavin, Bruce Nauman en James Turrell
hebben ieder op totaal andere wijze lichtkunstwerken gemaakt. In afzonderlijke
hoofdstukken onderzoek ik op welke wijze zij licht aanwenden als artistiek
component. Het toenmalige heersende artistieke en culturele klimaat wordt hier
ook bij betrokken, aangezien deze invloed hebben uitgeoefend op het denken, de

motivaties en het gebruik van licht in hun werk.

II.I Dan Flavin

“It is what it is, and it ain’t nothin’ else”

Dan Flavin

De meest voor de hand liggende kunstinstanties zijn musea en galeries. Indien
een kunstenaar daarin mag exposeren, dan dient hij rekening te houden met de
afmeting en de vorm van de tentoonstellingsruimte. Daarnaast is er ook de
uitdaging om een interactie tussen het kunstwerk en de omgevingsruimte te
bewerkstelligen. De lichtwerken van de kunstenaar Dan Flavin(1933-1996) zijn
hier een voorbeeld van. Zij zijn een combinatie van de alledaagse massa-
geproduceerde tl-buis als directe lichtbron, de bevestiging ervan in de ruimte én
de lichtuitstraling op de omringende omgeving. Eigenlijk omvat het kunstwerk
slechts de lichtbron met zijn armatuur, waaruit gemiddeld 2100 branduren licht
straalt. Indien de Tl-buis kapot of uitgebrand is kan deze nabesteld worden en
vervangen. Anders gezien zijn de lamp en bijhorende armatuur slechts de
hulpmiddelen om het kunstwerk te maken. Het echte kunstwerk is het licht dat
hieruit voortkomt, want zodra de stekker uit het stopcontact wordt getrokken is

er geen kunstwerk.

8 Dan Flavin geciteerd door Michael Gibson, ‘The Strange Case of the Fluorescent Tube’ in: Art

International (1987), nr. 1. (augustus) p. 105.
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De TL-buis

Flavin wil ‘beelden’ bevrijden van hun conventionele omkadering. Om zijn
immateriéle lichtcomposities te maken verlaat hij kwast en kleur: zijn kleur is
licht. De lichtinstallaties, welke uit één of meer losstaande of gegroepeerde
lampen bestaan, gaan een directe relatie aan met de architecturale omgeving.
Het intense licht reflecteert op de grond en muren, waardoor de kleurbeleving
nog intenser wordt. De hele ruimte vult zich hiermee. Het eigenlijke kunstwerk,
de lichtbron, wordt onderdeel van een groter geheel.

De TI-buizen worden door Flavin volgens een eenvoudige rekenkundige reeks
geplaatst, waardoor een ritme van symmetrie en herhaling ontstaat. Hij weet
hier een grote diversiteit in aan te brengen, zodat elke expositieruimte bestaat
uit nieuwe rangschikkingen. Deze systematische manier van materiaalordening
ontstaat net na zijn studie Kunstgeschiedenis aan de Columbia University in
1958. Na meerdere jaren verplichte schilderlessen in verschillende genres
gevolgd te hebben, variérend van stillevens tot de dan courante abstract-
expressionistische schilderstijl, koopt Flavin zijn eerste flatje. Deze is gesitueerd
aan de Manhattan westzijde, uitkijkend over de Hudson rivier. Daaruit verzamelt
hij gevonden voorwerpen, welke hij ordent. Deze ordening van vies vreemd
uitziend materiaal is de basis voor het uitdenken van een meer intelligente en
persoonlijke kunstvorm waarin gerangschikte composities met elektrische TI-

verlichting centraal staan.’

Flavin’s kunstwerken bestaan uit het gebruik van vier verschillende
standaardformaten Tl-buizen in tien gangbare kleuren, die in elke doe -het -zelf
zaak te koop zijn.!® Deze kunnen oneindig afgewisseld worden en qua
kleurintensiteit aangepast. Alle zijn voorzien van een standaardfitting, waardoor
ze overal bevestigd kunnen worden. Het plafond wordt echter niet door Flavin

gebruikt, want dit gedeelte dient specifiek voor gebruiksverlichting.'*

° Dan Flavin, Fiona Ragheb, Dan Flavin, The architecture of light, tent. cat. Berlijn (Deutsche
Guggenheim Berlin) 2000, pp. 54-56.

10 1dem, p. 11.

11 Dan Flavin Interviewed by Phyllis Tuchman op 9 maart 1972, in: Michael Govan, Tiffany Bell,
Dan Flavin: The Complete Lights 1961-1996, New York 2005, p. 192.
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De industriéle Tl-buis en Flavin’s uitbesteding van werkzaamheden, zoals de
elektriciteitsaansluiting en de lampophanging, =zorgen ervoor dat zijn
ambachtelijke en persoonlijke handtekening achterwege blijft.}> Vanwege deze
werkwijze en materiaalhantering wordt hij ‘de vader of grondlegger van het
Minimalisme’ genoemd. Op een provocerende manier ageert hij tegen zijn
vermeende bijdrage in het ontstaan van deze kunststroming en schrijft:

'‘The popularisation of the dubious, facetious, epithetical, proto-
historically movemented, art critical stereotypes of ‘minimal’ art and
artists has become so nationally pervasive already that one absurdly
dilettanted mid-Western woman has tried to advise me that an
exposition of mine within The Museum of Contemporary Art of Chicago
would have been more appropriately ‘minimal’ if I had restrained my use
of color to one hue, yellow -instead of just two.*’

Een kunstwerk dient gewoon voor zichzelf te spreken. Het is wat het is, dat moet
je niet willen veranderen.

Iconen

In 1961 maakt Flavin zijn eerste elektrische lichtconstructies, waarbij één of
meerdere gloeilamp(en) op of langs een houten vierkante drager met verf zijn
bevestigd. Deze serie bestaat uit acht genummerde werken die allemaal Icon
worden genoemd. Zij zijn het begin van een kunstcarrieére die geheel in het teken
van licht zou staan. Ondanks de verheven naam van de kunstwerken dicht Flavin
zijn soms goudkleurige iconen niet de religieuze kracht toe die de Russische
naamgenoten wordt toegeschreven. Zijn iconen zijn ‘domme’, anonieme,
roemloze en doofstomme werken die niet in staat zijn tot God te spreken. Zij
brengen slechts beperkt licht tot de branduren op zijn en zij bezitten een puur
abstract, non-objectieve kwaliteit, niets meer.'* De broer van Dan Flavin, David,
stierf aan de gevolgen van polio, terwijl zijn witte schilderij Icon IV net klaar was,
welke vervolgens aan hem werd opgedragen. De titel The pure land en de kleur
van dit doek verwijzen naar het gebruik van de kleur ‘wit’ bij Chinese

begrafenissen.

12 Michael Archer, Art since 1960, Londen 2002, pp. 52-53.

13 Michael Govan, ‘Minimal?’, in: Paula Feldman, Karsten Schubert, It is what it is. Writings on Dan
Flavin since 1964, Londen 2004, p. 263.

14 Michael Govan, Tiffany Bell, Dan Flavin: A Retrospective, New York 2004, p. 29.
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‘All Buddhist mourners wear white,
not black.” Het representeert de
Boeddhistische gewaarwording van
een prachtig en vredig tussenstation
op de geestelijike weg naar de
complete verlichting.®” Deze
expliciet gekozen diepere
achterliggende gedachte met zijn
bijkomstige betekenis van het
‘goddelijke witte licht’ geeft aan dat
Flavin heel bewust zijn kleurgebruik

kiest. Echter wat zijn werken verder

Afb. 1. Dan F|avin, icon 1V, (the pure /and)/ voor kwa|ItEIten Worden toeged'Cht
196 2(To David John Flavin 1933-1962)
(gereconstrueerd in 1969).

Wit formica met dag- en fluorescerend licht.
Afm. 113 x 113 x 28.3 cm.

Licht armatuur: 9.2 x 61 cm. persoonlijke aangelegenheid, waar
National Gallery of Canada.

of wat een toeschouwer ervaart bij

het kijken ernaar, is een puur

de kunstenaar niets mee te maken
heeft.

Drie jaar lang is Flavin bezig geweest met zijn Icon-serie en hij zegt hierover:

‘Those constructions were just so much less. I can’t understand why it
took me so long to get rid of them. It took me three years to do eight of
them. That’s ridiculous since they should have been gotten rid of. It
slowed me down. They weren’t worth the time. But when I reflect back
on that I say to myself 'That’s good, because the crush of avant-
gardism was around even then, and the fact that somebody could
compulsively stick with this small process of development for that length

of time is a good thing’,

15 Michael Govan, Tiffany Bell, Dan Flavin: A Retrospective, New York 2004, p. 29.

15 1dem, p. 26.

15 Michael Govan, Tiffany Bell, Dan Flavin: The Complete Lights 1961-1996, New York 2005, pp.
192-194.
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Persoonlijke extase in diagonaalvorm

Dit ontwikkelingsproces leidt ertoe
dat Flavin, volgens het
Minimalistische stramien, de
traditionele drager en het platte vilak
verlaat. Zijn zoektocht naar een
eigen beeldtaal gaat onverminderd
voort, waarin hij zijn grenzen verlegt
en het medium verf in zijn geheel
vervangt door licht. De scheef op de
muur geplaatste fluorescerende TI-

buis uit 1963 is hiervan het eerste

en bekendste resultaat.

Afb. 2. Dan Flavin, The diagonal of May 25,
(to Constantin Brancusi), 1963.

Geel fluorescerend licht, 244 cm lang
National Gallery of Art, Washington DC.

Flavin zegt hierover:

“The diagonal of personal ecstasy’, a common eight foot strip of
fluorescent light in any commercially available color. At first, I choose
gold. The radiant tube and the shadow cast by its pan seemed ironic
enough to hold alone. There was no need to compose this lamp in place;
it implanted itself directly, dynamically, dramatically in my workroom
wall, ceiling and floor a buoyant and relentless gaseous image which,
through brilliance, betrayed its physical presence into approximate
invisibility .*’

Dit werk krijgt later de titel Diagonal of May 25, 1963 en wordt opgedragen aan
de beeldhouwer Constantin Brancusi. Flavin zag overeenkomsten met Brancusi’s
naar de hemelreikende, 29 meterhoge totemachtige sculptuur, Endless Column

uit 1937-38, en zijn eigen lichtstraal. Hij gelooft, net als de vroegere filosoof

7 Dan Flavin, J. Fiona Ragheb, Dan Flavin, The architecture of light, tent. cat. Berlijn (Deutsche
Guggenheim Berlin) 2000, p. 57.
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Immanuel Kant (1724-1804), dat het Sublieme gevonden kan worden in

vormeloze objecten die zich grenzeloos openbaren.'®

Licht, kleur en ruimte

De lichtkunstwerken van Dan Flavin zijn geen traditionele schilderijen of
beeldhouwwerken die op ambachtelijke wijze zijn vervaardigd, maar toch weten
de simpele en eenvoudig ogende lichtbuizen een gevoelige snaar bij het publiek
te raken. De lichtkunst van Flavin is dominant aanwezig.

Doordat de indringende intense gloed en uitstraling van het autonome kunstwerk
bezit nemen van de hele ruimte en omgeving is een expositie met andere
objecten moeilijk realiseerbaar. Het licht tast de bestaande ruimtelijke situatie
aan en creéert een geheel nieuwe. Alles wordt beinvioed of ondergeschikt

gemaakt aan het stralende licht en/of haar eigenschap tot schaduwvorming.

8 Dan Flavin, J. Fiona Ragheb, Dan Flavin, The architecture of light, tent. cat. Berlijn (Deutsche

Guggenheim Berlin) 2000, p. 58. Immanuel Kant schreef zijn Kritik der Urteilskraft in 1790, als

derde deel van zijn kritiektrilogie. Als eerste schreef hij de theoretische rede die gevolgd werd door

de praktische rede. Door de oordeelskracht worden beide samengebracht in dit derde deel. Ik ga

hier dieper op in in het hoofdstuk IV.III bij de kunstenaar Stefan Briiggemann.

Petra ten- Doesschate Chu, Nineteenth-Century European Art, New Jersey 2006, pp. 73-75.
Het Sublieme is een vorm van bovennatuurlijk kracht, die vanwege zijn grootte, oneindigheid
en vaak duistere huiveringwekkende kant en vernietigende kracht, ‘de menselijke nietigheid en
eigen onmacht of onvermogen’ benadrukt. Dit onaangename gevoel van emoties, wat niet
expliciet onder woorden gebracht kan worden, wordt door de psychoanalyticus Freud
omschreven met de term ‘Unheimlich’. De Engelse filosoof Edward Burke typeert dit gevoel als
een ‘delightful horror’, welke hij beschrijft in zijn A Philosofical Enquiry into the origin of Our
Ideas of the Sublime and Beautiful, uit 1757. Burke ontdekte dat de meest sterke menselijke
emoties teweeg worden gebracht door pijn of angst, mits deze vanaf een veilige afstand
worden ervaren. De rush die dan ontstaat brengt een spanning of sensatie tot stand. Zo wordt
een op zich onaangename emotie als een ‘delightful horror’ ervaren. Ondanks dit onaangename
gevoel, of juist daardoor, geeft het Sublieme ook een intens gevoel van vreugde, kracht en
inzicht. Renée van de Vall beschrijft in, ‘Een subliem gevoel van plaats’, in: Janneke Wesseling,
Het museum dat niet bestond, Epe, 2004, p.142., dat deze beleving gepaard gaat met een
perspectiefwisseling: het positieve gevoel wordt in verband gebracht met iets “anders”, iets
“hogers”, of iets “diepers” dan wat normaal ervaren wordt. Dit ‘bovennatuurlijke’ kan zich zowel
in de kunsten, de literatuur en in ruige en onherbergzame natuurlandschappen openbaren.
Voorbeelden van bekende schilders die ‘het Sublieme’ op verschillende manieren op het canvas
vastlegden zijn de Engelse William Turner (1775-1851) en zijn Duitse tijdgenoot Caspar David
Friedrich (1774-1840).
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De echte ruimte kan verstoord en bespeeld worden fluorescerende Tl-buizen in
voorzichtig doordachte composities. Zo kan een hoek genegeerd worden als daar
een Tl-buis overheen geplaatst wordt. Het licht lost als het ware deze hoek op en
geeft de illusie van een grotere ruimte.

Flavin is achteraf wel eens verrast door een lichteffect van zijn installatie, welke
hij op voorhand niet kan in schatten. Een deel van het verspreide licht uit de
vastomgeven TI-buis is moeilijk controleerbaar en daardoor aan toevalligheid
overgeleverd.'® Ook diverse kleureffecten en onderlinge kleurrelaties heeft Flavin
onderzoekend uitgevonden, aangezien het medium licht kleuren anders mengt
dan verf. De kleur ‘rood’ bijvoorbeeld bevat juist een gevoeligheid, die net als in
de historische Westerse schilderkunst uitermate voorzichtig en doelbewust moet
worden toegepast, omdat zij zeer overheersend is. Deze kleureigenschap wordt
in lichtvorm juist afgezwakt door de meeste andere kleuren en wittonen.
Contrasterende kleurencombinatie in lichtvorm, zoals geel-blauw of groen-roze,
in tegenstelling tot een verfuitvoering, laten ook een tegengestelde reactie zien,
want hun kleurreflecties op de grond hebben een fuserende werking. Het
uiteindelijke resultaat van de lichtinstallaties is dus pas op het moment van
tentoonstellen te zien. De kleur groen is in een fluorescerende hoedanigheid zeer
overweldigend, terwijl deze op het schildersdoek niet overheerst. De verloren
gegane groene ruimte- installatie in The Kornblee Gallery uit 1967, zorgde voor
een bijkomend effect: dit betrof het nabeeld van de complementaire kleur. Dit

verschijnsel gaat Flavin vanaf dan onderzoeken.?®

‘Although the room was pervaded by green light, the light-providing
tubes appeared to be empty of almost all color. When the viewer then
looked toward daylight source outside the gallery, he saw only

complementary rose, until his eyes readjusted’.?

Dit nabeeld ontstaat als de retina in het menselijke oog gedurende langere tijd
wordt blootgesteld aan een intense uitgestraalde lichtkleur. Op dit interessante
gegeven ga ik dieper in bij de kunstenaars James Turrell en Olafur Eliasson,
omdat zij dit fysiologische effect doelbewust nastreven met hun kunstwerken.

19 phyllis Tuchman, ‘Dan Flavin Interviewed’, 9 maart 1972, in: Michael Govan, Tiffany Bell, Dan
Flavin: The Complete Lights 1961-1996, New York 2005, pp. 192-194.

20 Michael Govan, Tiffany Bell, Dan Flavin, The complete lights, 1961-1996, Londen 2005, p. 58.
2! Idem, pp. 58-59.
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Humor en ironie

Opgegroeid in een streng katholiek gezin doorloopt Flavin zwaar religieuze
scholen met de aandacht op heilige rituelen. Juist door zijn latere geestelijke
vrijheid en creatieve uitoefening in het kunstenaarschap kan een dubbele,
ironische of humoristische bedoeling en interpretatie van de voorstelling niet
uitgesloten worden. Ook Anna C. Chave, Professor Contemporary Art and
Theory, 20" Century European and American Art aan diverse Amerikaanse
universiteiten, is deze mening toegedaan. Zij is bekend van haar vele geschriften
op het gebied van Minimalisme en de feministische benadering om abstracte
kunst te interpreteren. Chave ziet Flavin’s kunstwerk Diagonal of May 25, 1963
als een fallussymbool in erectie. Mede door de oorspronkelijke titel The diagonal
of my personal ecstasy verwijst die volgens haar onder geen enkel beding naar
een religieuze opwinding, tenzij blasfemisch.??

Flavin weet met behulp van humor en ironie in zijn kunstwerken religie en
traditionele kunstdisciplines te verwerpen. Met zijn hieronder beschreven
conceptuele gedachte geeft hij aan dat alles wat je ziet in een kunstwerk ook
daadwerkelijk aanwezig is. Iedereen heeft de vrijheid om een kunstwerk te
interpreteren en te beleven. Of dat wat jij ziet ook daadwerkelijk in eerste
instantie door de kunstenaar zo bedoeld is, is een heel andere kwestie. Hier

komen de individuele visuele en perceptuele waarneming om de hoek kijken.

‘It is all in there; and I don’t want to sort it out. I've been in very few
cathedrals. I don't like overbearing art. I like art as thought better than
art as work. I've always maintained this. It’s important to me that I don’t
get my hands dirty. It's not because I'm instinctively lazy. It's a

declaration: art is thought.”*

Dan Flavin wordt zich gedurende zijn kunstcarriere bewust van de uitwerking die
zijn lichtwerken hebben op het publiek. Aanvankelijk waren zijn werken objecten
van licht, maar zijn Tl-opstellingen nemen vervolgens steeds meer bezit van de

omringende architecturale ruimte, welke zij domineren en onderwerpen.

22Anna C. Chave, Minimalism and the rhetoric of power’, in: Arts Magazine 64 (1990), nr. 5
(januari) p.45.

23 Dan Flavin Interviewed by Phyllis Tuchman op 9 maart 1972, in: Michael Govan, Tiffany Bell,
Dan Flavin: The Complete Lights 1961-1996, New York 2005, p. 194.
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Flavin evolueert dit verschijnsel gaandeweg, terwijl Nauman, Turrell, Wyn Evans
en Eliasson deze aspekten uit de waarnemings- en Gestaltpsychologie als
basiselement aanwenden.*

Medio jaren ‘60 presenteert een aantal toonaangevende galeries in New York
nieuwe, conceptuele en minimalistische kunstvormen aan het kooplustige
publiek. Flavin beschrijft op humoristische wijze deze opkomende tendens in
1966 als volgt:

'‘Today in an aftermath of celebration for simple statements from the
paintings of Barnett Newman, Mark Rothko en Ellsworth Kelly, through
so-called hard edge painting, so-called colorfield painting, ‘pop-art’, ‘op-
art’, the shaped canvas to the sculpture of Robert Morris and Donald
Judd, one-man show business can be more easily-joyously perpetrated
than was generally suspected in the preceding decade. [..] The contents
of any hardware store could supply enough exhibition material to satisfy
the season’s needs of the prosperous commercial gallery. For instance,
should you press ten yards of tightly woven aluminum wire screening
against a wall with more or less strategically driven copper tacks, your
design would surely suffice for a mural at Leo Castelli’s. Or you may wish
to try a minor sado-masochistic “happening” by joining your clients in
running barefoot through mounts of upholstery nails and carpet tag.

(Do not worry about being arrested, sued or being placed in the care of a
psychiatrist; Allan Kaprow never has been). "Don’t forget the iodine and
Band-aid patches” [..] My proposal has become mainly an indoor routine
of placing strips of fluorescent light. It has been labeled sculpture by
people who should know better. If you can depart from here today
without seriously interrogating yourself, you are deaf, inattentive,
foolish, insufficient, uncertain or bored. (If the last condition obtains, you

may have genius potential)”. %

24 De Gestaltpsychologie is een stroming in de psychologie die menselijke gedragingen niet in
afzonderlijke elementen splitst vanwege het unieke karakter van de eenheid in de menselijke
waarneming en beleving. De mensen nemen de wereld waar in gehelen en patronen. Het Duitse
woord Gestalt betekent ‘gehele’ vorm. Het denken van de mens staat hierin dus niet op zichzelf,
maar het heeft zowel te maken met waarnemen, doen en laten. De Gestaltpsychologie is een
reactie op het Structuralisme, waarin wordt aangenomen dat perceptie bestaat uit een reeks
afzonderlijke belevingen. Dit wordt verder beschreven bij de kunstenaar Cerith Wyn Evans.

25 Dan Flavin, J. Fiona Ragheb, Dan Flavin, The architecture of light, tent. cat. Berlijn (Deutsche
Guggenheim Berlin) 2000, pp. 65-6.
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Industriéle verlichting met persoonlijke verwijzingen

Flavin gebruikt zelden directe titels, maar zijn kunstwerken draagt hij op aan

vrienden, kennissen of kunstenaars die hij bewondert. Ook mystieke tragedies

van eenzame mensen of strijders in politieke conflicten hebben als inspiratiebron

gediend. Zij krijgen een naamsvermelding in het titelbijschrift tussen haakjes.?®
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Afb. 3. Vladimir Tatlin, 1919.

Monument to the Third International,
Maquette van hout, glas en metaaldraad,
Museum of Modern Art Stockholm, Zweden.

Afb. 4. Dan Flavin,
Monument 1 for V.Tatlin,1964.

Cool wit fluorescerend licht,

244 cm hoog in varierende lengtes.
Museum of Modern Art, New York.

Een serie van vijftig kunstwerken heeft
Flavin opgedragen aan de Russische
constructivist Vladimir Tatlin (1885-1953).
Hierin worden telkens vijf tot acht
helderwitte tl-buizen op steeds andere
wijze gecomponeerd. Deze reeks komt
voort uit fascinatie voor de onophoudelijke
zoektocht en pogingen die Tatlin ondernam
om zijn utopische wereld te kunnen
verwezenlijken.?” Zijn overtuiging ‘dat het
in de kunst gaat om echte materialen in de
ruimte’, spreekt Flavin erg aan.?® Tatlin
heeft bekendheid gekrege