















































	BLAD
	12 april - 10 mei 2026

	De expo aanzich(t) verzamelt het werk van Frans Vercoutere, Anne Vanoutryve en Karien Deroo. Ontdek hieronder de inleiding door Frederik Van Laere.
	Ik ben een povere predikant, maar we treffen ons hier tussen Pasen en Pinksteren. Volgens het evangelie heeft de verrezene zich aan zijn leerlingen getoond in een afgesloten kamer. Eén apostel was daar niet bij: Thomas. Die had het enkel van horen zeggen. Hij wilde het maar niet vatten en moest voortaan de gewijde geschiedenis in als ‘ongelovige’. Hij wou de dingen zien met eigen ogen. Die Thomas moest vandaag maar eens geleefd hebben, denk ik soms. Wat betekent ‘zelf zien’ nog in deze dolle tijd? Verzinsels, feiten, waarheid en zwendel zijn onontwarbaar geworden. Laat staan dat je daar nog tussen wil met poëzie. Wie op Instagram scrollt kent ze: bedrieglijk overtuigende beelden van dansende katers, Russische oma’s die plots turnoefeningen doen, een gekke president die als held boven de Gazastrook vliegt. De lasnaad tussen waarheid en leugen is niet langer te herkennen. Er was een tijd dat fotografie en film nog aanspraak maakten op een zeker serieux en waarheid. Die tijd ligt mijlenver achter ons. En zeggen dat daarvoor zelfs een tijd bestond waarin schilderijen die rol vervulden… Dat alles is in nog geen twee eeuwen verdampt.
	Wat moet je tussen al dat beeldend geweld nog met een schilderij? Waar maak je het verschil? Is de waarheid niet van iedereen en moeten we het stilaan niet hebben over waarachtigheid?

	Lang hebben we van portretten niet veel meer dan herkenbaarheid verlangd; de gelaatstrekken van een gekend persoon treffend genoeg nabootsen om ons die specifieke man of vrouw voor te stellen. Wanneer fotografen die rol even straf vervulden, verschoof de focus van de schilder naar de binnenkant van de geportretteerde. Niet langer zijn exacte verhoudingen, maar wat hem drijft, beangstigt, begeestert of fascineert. Net dát vangen in verf en wel op zodanige wijze dat we er aanknopingspunten vinden voor hoe wij, als kijker, zelf in het leven staan. Toen de Oostenrijkse dichter Karl Kraus werd geportretteerd door Kokoschka zei hij: “Kokoschka heeft een portret van me gemaakt. Ik kan me voorstellen dat zij die mij kennen, er me niet gaan in herkennen. Maar ik ben vrij zeker dat ik wel zal herkend worden door diegenen die me niet kennen”. Dat is geen dichterlijk gezwets. De nadruk van een portret op waarachtigheid in plaats van waarheid, op de onderliggende, vaak ongrijpbare emotie, eerder dan op exacte visuele gelijkenis, maakt de kans op een échte connectie, paradoxaal genoeg, net groter. Ik moest daaraan denken bij de portretten van   Karien Deroo.   Ik ken haar straffe, vaardig geschilderde sujetten niet persoonlijk. Meer nog – en dat kan misschien verwonderen - vaak kent Karien Deroo hen zelf ook niet. De aanleiding voor haar schilderijen zijn dikwijls stilgezette filmfragmenten. Het doet de geportretteerden tollen in een vreemd soort anonimiteit, waarin spanning voelbaar is van een historie die voorafging en die zwanger is van wat nog komen moet, zonder dat we ook maar enige notie hebben van hun verhaal. Haar figuren zijn ofwel geëngageerd in een gebeuren waar we het fijne niet van weten - dat zich ergens buiten beeld afspeelt - ofwel kijken ze ons aan in een soort vertwijfeling. En toch frappeert hun stilte ons vrijwel onmiddellijk. Er steekt immers zo veel ontwapenende kwetsbaarheid in bevroren momenten waarin je niet poseert, maar gewoon deel bent van gebeurtenissen. Momenten waarop je de teugels niet in handen hebt, maar de omstandigheden ondergaat. Karien Deroo heeft een zwak voor hoofden in dat soort vertwijfeling, gekend of niet, voor blikken die vragen of aarzelen, die zich inhouden of op de rand staan van actie. En geef toe: dat is nu net de staat waarin we allemaal zo’n negentig procent van onze tijd verkeren. Het is niet de identiteit van de getoonde, maar dat ‘in de wereld zijn’, in de greep van omstandigheden, die we herkennen in zo’n gezicht. Niet de zelfzekere pose, maar het geheim en de wankele onzekerheid fascineren ons.
	Zeker: ik zou als schilder een hele boom kunnen opzetten over hoe Karien Deroo de klassieken bekijkt en uit hun technieken leerde. De donkerte van Goya, het rake van Frans Hals of Van Dyck, de zwierigheid van Anders Zorn. Het complexe van vleestinten, de ‘truken’ met belichting bij Rembrandt of Caravaggio. Karien kent ze, bestudeerde ze en exploreert ze met vallen en opstaan. Ik kan ook uitweiden over materiaal. Over hoe vaardig ze omgaat met dik en dun, vet en mager, over tinten, tussentinten, glaceerlagen, heel uitgewerkte stukken en slimme leegtes. Maar dan nog heeft u het maar half begrepen. Een portret is een spel tussen de waarnemer, de waargenomene en de schilder, waarin fragiliteit, pose, verlies van pose en een zekere gêne minstens even veel doen als verf en techniek. Ik denk aan de androgyne wezens van Elisabeth Peyton, aan de schalkse blik van Van Dycks zelfportret, aan de puberale schaamte bij de meisjes van Rineke Dijkstra. Het is niet technische krachtpatserij, maar waarachtigheid die een portret doet beklijven - ook hier; die ons een verhaal doet vermoeden en geloven.
	En wat met landschappen? Welke waarheid hebben die nog in pacht, getergd als ze soms zijn door onze greep erop? Anders dan de mens in het werk van Karien is de natuur bij   Anne Vanoutryve   zich niet bewust van haar eigen bestaan. Ze kijkt niet op klokken, ze telt niet na, en wordt daardoor ook niet overmand door twijfels of zorgen. Landschappen evolueren. Hun balans kan dan misschien even verstoord worden door ons toedoen, het ritme waarmee ze bewegen en evolueren is van een eeuwigheid die zich van ons meedogenloos weinig aantrekt en die ons bijzonder nietig maakt. Wanneer soorten uitsterven, poolkappen smelten en gletsjers verdwijnen zijn de verontwaardiging en de bezorgdheid daarover enkel de onze. Dat alleen zijn met onze wroeging kan misschien tellen als straf voor onze roekeloosheid. Het is een besef dat bij Anne diep geworteld zit na reizen door Zuid-Amerika, tijdens zeiltochten langs de verste ‘fylker’ van Noorwegen of rondreizen in Ijsland. Ver weg van ons land vol palen en perken en ons belachelijke geloof dat we het landschap beheersen. Dat soort waarachtigheid vatten in verf vereist een andere aanpak. De schilderijen van Anne moeten het dan ook niet hebben van het moment, maar van het aanvoelen van een continu veranderende structuur. Ze beelden niet uit, maar doen een poging om met verf het ritme van de grotere bewegingen te volgen: het spuwen en stollen van magma, het komen en gaan van blad, het verschuiven van ijsmassa’s, het achterlaten van erosie, het verdampen en stromen van water. Het resultaat zijn schilderijen die zwaar aangezette, over elkaar glijdende verfpartijen laten contrasteren met ijle lucht. In haar temperamentvol wroeten met verf zitten natuurlijk de woede en het plaatsvervangende spijt over hoe we met natuur omgaan. Maar meer nog dan een ecologische programma spreekt uit haar werk een onwrikbare lust om om te gaan met materie en misschien - heel even - een grotere en tragere waarheid aan te raken, die niets met vandaag te maken heeft.
	Ze gooide er zelfs het tellen van de tijd voor overhoop en beeldde zich in hoe al dat eeuwige geweld er tegen 2068 gaat uitzien, wanneer vanachter ijsbergen misschien terug een horizon opdoemt en opnieuw groen gaat lonken. Met of zonder ons, eender hoe… Men schreef wel eens over haar schilderijen dat ze dystopisch zouden zijn. Het hangt er maar van af hoe je dat bekijkt. In hun energie klatert voor mij net zo goed optimisme. Maar daarvoor moeten we de mensheid misschien even tussen haakjes durven zetten, als een tijdelijke vergissing.
	Nu ik er zo over nadenk: dit had zo maar eens de gedachte kunnen zijn die de jongelingen op de portretten van Karien doet huiveren of mijmeren. Of hoe je met een handvol doeken en een tijdelijke ontmoeting aan dezelfde galeriemuren plots een verhaal kan spinnen.
	Dat kan bijvoorbeeld een verhaal zijn over tijdelijkheid en hoe we onszelf ertoe verhouden. Want kijk: dat houdt ook   Frans Vercoutere   bezig. Als schilder, want dat is hij ook, maar hier vooral als beeldenmaker, of in de fascinerende combinatie van de twee. Ik verdiep me nu al een poosje in zijn werk, naar aanleiding van een overzicht in boekvorm, waaraan we geduldig werken en ik krijg hier terstond een vernieuwd inzicht. Want weegt ook Frans in dat genereuze, veelsoortige oeuvre van hem niet continu dat tijdelijk-menselijke en dat altijddurende van de natuur tegen elkaar af? Sinds jaar en dag verzamelt hij, sprokkelt hij als een strandjutter op de vloedlijn van de tijd. Daar liggen takken, stronken, zaaddozen, schelpen en gesteente, maar even goed menselijke kleinoden als sculptuurtjes, een stuk gereedschap, een verloren wiel of een schroef. Ze worden een soort substraat dat zich opstapelt in dat wonderlijke atelier van hem. Wat hen verenigt is een patine en zijn verwondering over hun vorm, met veel interesse in maar zonder oordeel over hun waarde of verleden. Vooral hun potentie tot poëzie interesseert hem. Daarvoor ondergaan ze in zijn handen een transformatie die al hun vluchtigheid en vergankelijkheid stilzet in een vrij traditioneel, maar daardoor ook zeer betekenisvol brons. Onder zijn handen ontstaat een nieuwsoortig plantsoen, dat niet langer aan seizoenen gebonden is. Zo hier en daar, in een oksel, aan een onthulde binnenkant, tussen een barst of waar hij met de snoeischaar of slijpschijf passeerde, trakteert hij ons op een streep lucht die bij Frans met de tijd een soort signatuur geworden is. In een blauw tussen azuur en ultramarijn in, waarvan hij zorgvuldig de samenstelling bewaakt als een eigen recept, met wolken van een typische, voorspelbare helderheid. Het is een lucht die niets van doen heeft met de barometer van de tijdelijkheid. Het is een lucht die onveranderlijk blauw gebleven is, boven de verschrikkingen van de westhoek, in dat oorlogslandschap dat hem altijd fascineerde, boven de ontluikende els, waarvan wij ooit planken gaan zagen en voorwerpen gaan maken. Het is ook de lucht waarin we vandaag, in al onze ijdelheid, weer eens een raket naar de maan sturen, om dat blauw ook van bovenaf te zien en stil te worden. Het is een lucht die er morgen even goed zal zijn, als wij weer van het toneel verdwijnen.
	Ik vermoedde er een neologisme in, maar de wiskunde leerde me wat de titel van deze expo, een aanzicht, werkelijk is: aanzichten zijn vlakken die elkaar niet overlappen, maar onderling aansluiten. Geen schoner term voor drie artistieke geesten die vanuit heel verschillende eigenheden een zelfde, onbenoemde waarachtigheid omzomen.
	Frederik Van Laere Torhout, 8 april 2026.
	Schrijf je in voor de nieuwsbrief:
	Stek Kunstplatform en inlijstingen Zuidstraat 27 - Torhout www.stek-art.live info@stek-art.live

