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Inleiding:  
 
Voor u ligt de afstudeer scriptie van Eline Krottje-Rovers, student beeldende kunst aan de 
Academie Minerva te Groningen, deeltijd richting autonoom. 
 
Kunst is altijd aanwezig geweest in onze maatschappij, we weten niet beter. Zelfs in de 
oertijd pak de grotbewoners al naar het �potlood� om al tekenend de jacht te beschrijven. 
Alleen tijd en cultuur waarin Kunst geplaatst wordt, veranderen en zijn bepalend over hoe 
Kunst zich aan ons toont. In de basis blijft Kunst zelf, altijd zichzelf. Het hoeft niks, het doet 
niks, het is er gewoon. Daarover kunnen wij als mensen ons verbazen, verwonderen, beetje 
tegenaan schoppen, beetje draaien, maar het blijft gewoon in ons leven aanwezig.  
 
Kunst over nut en noodzaak: 
�En red je er maar mee�, riep Kunst nog pesterig over haar linker schouder terwijl ze om de 
hoek verdween.  
 
Nou dat hebben we geweten. Wat is er in de afgelopen jaren niet gedaan, onderzocht, 
gediscussieerd en gemaakt in de naam van Kunst? Politieke debatten zijn er gevoerd, de 
kerk heeft zich mee bemoeid, rellen heeft het veroorzaakt, beelden zijn van hun sokkels 
getrokken, financiºle debacles kan ik nog noemen. Om over het gediscussieer over vorm, 
inhoud en noodzaak nog maar te zwijgen.  
Voor iets wat er gewoon is, wat gewoon bij het leven hoort en verder niets anders hoeft te 
doen dan Kunst te zijn, heeft Kunst door de jaren heen aardig wat maatschappelijke reuring 
veroorzaakt.  
 
Misschien is het wel zo dat juist het statische en eigenwijze en nuffige van Kunst zorgt voor 
zo�n fraaie interactie met onze dynamische en op aanpassing gerichte maatschappij?  
 
In deze scriptie behandel ik de vraag: Kan kunst bijdragen tot maatschappelijke 
ontwikkeling? 
 
 
In hoofdstuk 1: Kan kunst bijdragen aan maatschappelijke verandering? 

Hier ga ik in op de moderne kunstgeschiedenis vanaf 1960 tot heden. 
In hoofdstuk 2: Kunstenaar en maatschappij 

Behandel ik een viertal kunstenaars van mijn keuze. 
In hoofdstuk 3: Kunst en maatschappelijke ontwikkeling 

Behandel ik mijn eigenwerk en positie als beeldend kunstenaar en ga ik naar een 
conclusie 
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speciale dank aan Gusta Lebbink,  Dean 
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Hoofdstuk 1. Denken vanuit de Kunstgeschiedenis: Kunstenaars en het verlangen 
naar maatschappelijke betrokkenheid. 

 
De wil om te ontwikkelen is van alle tijden. Maatschappelijke ontwikkelingen zijn altijd van 
invloed geweest op verschillende disciplines. Hierbij denk ik aan techniek, wetenschap en 
kunst. Of zijn die disciplines van invloed geweest op de maatschappelijke ontwikkelingen? Of 
hebben ze juist elkaar flink gestimuleerd en doen ze dat nog steeds? Nou ja, hoe dan ook, 
ontwikkelingen zijn van alle tijden, zo ook in de beeldende kunst.  
 
1.1 Stromingen en kunstenaars 
Telkens opnieuw duikt de wens tot lotsverbondenheid met het echte leven op in de 
beeldende kunst. Zowel in de avant-gardes van de jaren 1910 en 1920 als in die van de 
jaren 1960 en 1970. Tot aan de meest recente golf van de jaren 1990, Probleem van dit 
streven naar engagement is dat dit vaak gepaard gaat met aantasting van Kunst zelf. Nut en 
noodzaak lijken vaak beter tot hun recht te kunnen komen wanneer het �lastige� stempel van 
�Kunstwerk� verwijderd is. In de geschiedenis zijn een aantal momenten aan te wijzen 
waarop Kunst zich op deze wijze aan de wereld probeert te verbinden. Zonder te vervallen in 
een uitvoerige historische verhandeling wil ik op een paar van deze momenten in gaan.  
 
De jaren 1960 en 1970 spelen daarbij een sleutelrol. In de herinnering zijn dat de jaren dat 
begrippen als communicatie en interactie op de internationale kunstagenda verschenen. De 
Duitse kunstenaar Joseph Beuys was hierin een voortrekker. Beuys ging uit van herstel van 
het harmonische evenwicht in de wereld, dit was in zijn ogen stevig verstoord. Het organisch 
proces van het kunstwerk was van belang. Communicatie, energie, systemen en ervaringen 
spelen een grote rol in zijn werk. Als belangrijkste werk noemde Beuys zelf zijn �Sociale 
Sculptuur�. Binnen deze kunsttheorie kan ieder mens participeren en is tevens 
medeverantwoordelijk voor de kwaliteit van de samenleving waarin hij leeft.  
De Nederlandse kunstenaar Wim T Schippers richtte in die dagen samen met een paar 
studiegenoten de �A-dynamische Groep� op. Hun ideeºn komen voor een groot gedeelte 
overeen met die van de uit Litouwen afkomstige George Maciunas, oprichter van de 
internationale kunststroming Fluxus. Deze beweging combineert verschillende kunstvormen 
als muziek, beeldende kunst, poºzie en film.  
Van een heel andere orde is een groep kunstenaars die al vanaf midden jaren 1950, 
bestaande vormen van kunst wilde inwisselen voor sociaal-politieke analyse. Het streven van 
deze groep was een betere samenleving. Voor deze, door de Franse filosoof Guy Debord 
geïnspireerde beweging �Situationiste Internationale�, kende de betrokkenheid bij de wereld 
geen grenzen. De idee werd internationaal gedragen. De totale revolutionering van het 
dagelijks leven stond op het programma. Kunst ook in haar meest avant-gardistische 
verschijningsvorm, was achterhaald. Het werk van deze groep geniet van een toenemende 
populariteit in onze huidige tijd. Het begrip �dØrive� duikt weer te pas en te onpas op 
tegenwoordig. Het is goed het verschil met de huidige geºngageerde kunst in de gaten te 
houden. In deze tijd is participatie en interactie vaak van groot belang. Voor de situationisten 
was hier geen enkele sprake van. De gedachte dat mensen door meedoen tot een beter 
leven zouden komen en daarmee de maatschappij zou veranderen, was geen enkele 
overweging. De acties van de situationisten dienden uitsluitend ter voorbereiding van of als 
onderzoek van, een toekomstige samenleving: die van de situationisten zelf. Engagement 
was in die dagen een gevoel van wij tegen de rest, tegen de gevestigde orde. Revolutie was 
voorwaarde voor de verwezenlijking van deze nieuwe samenleving. Of zoals Guy Debord 
zei: �pleeg revolutie of pleeg zelfmoord�. Omdat kunst in de toekomstige nieuwe samenleving 
geen enkele rol van betekenis kon spelen, was het uitgesloten de acties onder die noemer te 
presenteren. Eind jaren zeventig vond het engagement in de kunst zijn voorlopige einde. Het 
wegvallen van een samenhangende visie op de toekomst, sloeg de bodem weg onder het 
bestaande engagement. Kunst kon hooguit nog zichtbaar maken, een revolutie ontketenen 
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was uitgesloten. Hiermee lijkt het of Kunst aan politieke of maatschappelijke verandering 
geen rol van betekenis meer heeft. 
 
In de hedendaagse geºngageerde kunst gaat het juist over relaties tussen mensen. Het is 
een kritiek van binnen uit. De huidige generatie kunstenaars staan midden in de wereld en 
voelen zich verbonden met de maatschappij. Daarbij is het grote revolutionaire model 
volgens de situationisten �de absolute utopie� definitief ingeruild als zijnde achterhaald. Het 
nieuwe ideaal is de micro-utopie. Het huidige heersende engagementsbegrip is: �kunst in 
relatie met de ander en daarmee toont het kunstwerk een relatie met de wereld.� De context 
is van belang. Deze definitie maakt het niet alleen mogelijk de wereld samen te ballen in het 
individu. Hierbij denk ik aan Martijn Engelbregt met zijn EGBG: Engelbregt Gegevens Beheer 
Groep, waarin hij als een ware databank persoonlijke gegevens van de Nederlanders 
verzamelt, categoriseert en beheert. Van daaruit is het ook weer mogelijk voor de individu 
om een bijdrage te leveren aan de wereld, zoals in het werk van Jeanne van Heeswijk. Zij 
gelooft heilig in de mogelijkheden van kunst en organiseert voornamelijk sociaal-
maatschappelijke kunstprojecten. Bij van Heeswijk staat de ontmoeting centraal. Haar 
uitgangspunt is dat communicatie en uitwisseling tot verbetering van leefsituatie of 
woonomgeving kunnen leiden. Haar werk is nauwelijks nog tastbaar. Het proces en de 
organisatie van het project, of wat daaruit eventueel voortkomt in de loop der jaren vormen 
het eigenlijke product van haar kunstinspanning. Belangrijk voor haar is de koppeling aan het 
plaatselijke, het regionale, aan een gemeenschap, een woonwijk of een buurtschap. Die aan 
het woord gelaten, met identiteit beladen wordt. Zij betrekt hierin niet alleen bijvoorbeeld de 
bewoners van een bepaalde wijk, maar werkt ook samen met verschillende disciplines, als 
vormgevers, beleidsmakers, communicatie deskundigen, etc. Zoals in haar project �Het 
blauwe Huis� in IJburg, 2005. Hier nodigde zij kunstenaars en architecten uit tot deelname en 
tijdelijke bewoning, om zo een plaats te creºren voor uitwisseling en dialoog met als idee het 
laten ontstaan van een eigen cultuur. 
 
Maar hoe actief kunstenaars ook zijn, met de �Actie� die in de jaren 1960 en 1970 in het 
middelpunt stond, heeft het geen enkele affiniteit meer. Een belangrijke reden voor dit 
verschil, is het ontbreken van een overkoepelend maatschappelijk perspectief dat de 
leidraad vormt voor de Actie. Het ontbreken van gemeenschapszin in de huidige 
maatschappij, vindt zich ook in de geºngageerde kunst terug. Algemene noties van 
communicatie, interculturaliteit, individualiteit en uitwisseling zijn in de plaats gekomen van 
een politiek-maatschappelijk geladen toekomstbeeld. De basis voor veel geºngageerd 
handelen in de openbare ruimte is niet langer de verstoring, maar eerder individueel contact 
of interactie. De nadruk ligt op deelname aan het dagelijks leven. Niet meer op actie gericht 
op het ontmaskeren van het dagelijks leven en de hypocrisie van de macht. Iedereen weet 
ondertussen wel van macht en misbruik en lijkt dit geaccepteerd te hebben als een 
menselijk-maatschappelijke dwaling. Niets menselijks is ons vreemd, bovendien is 
maatschappelijke actie bereidheid ook niet meer echt van deze tijd. De terugkeer van het 
huidige engagement valt eerder te doorgronden aan de hand van de postmoderne twijfel, de 
onmogelijkheid te ontsnappen aan de wereld. Het bewustzijn van de mogelijkheid van 
bemiddeling is van belang, het geloof in de maakbaarheid van de maatschappij. Het Kleine 
Contact lijkt een bewuste keuze, een kracht, in plaats gekomen van de Grote Verandering. 
Dit zijn de elementen die met het postmodernisme in het leven zijn geroepen. Waar het 
vroegere engagement alleen meende te kunnen functioneren door het museum te vermijden 
en de kunstwereld te veroordelen. Juist daar erkent de hedendaagse kunst de opportune 
mogelijkheid van instellingen die Kunst een podium bieden. Kunstenaars organiseren acties, 
stellen de resultaten daarvan tentoon en publiceren erover in ·kunst· tijdschriften, boeken en 
op het internet zonder daar veel problemen over te maken. Dat wil overigens niet zeggen dat 
kunst geen idealen meer kent. Integendeel zelfs, het engagement baseert zich tegenwoordig 
op modellen van communicatie en interactie. Het besef dat kunst een ingekaderd gebied is 
met zijn eigen wetten en codes weerhoud kunstenaars er gelukkig niet van om juist de 
grenzen in de hedendaagse kunst op te zoeken. Het dilemma opheffen van de afstand of 
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juist het bewaren ervan geeft een fraai spanningsveld. Het predicaat Kunst verschaft 
duidelijkheid aan de beschouwer maar is niet altijd gewenst door de kunstenaar. Wat wil ik 
zeggen en hoe ga ik dat doen is hierbij vaak een afweging. Hiervan is de Dienstcatalogus 
van Martijn Engelbregt van het project �De Dienst� in de een fraai voorbeeld. Deze vorm van 
communicatie en actie kan vaak alleen slagen wanneer zij een doel op zich is en alleen op 
dat moment geïnitieerd. Elk effect op langere termijn zou haar bij voorbaat ondergeschikt 
maken aan een vastgelegde betekenis die de wisselwerking zou blokkeren.  
 
De sociaalgeºngageerde kunst van dit moment vertoont ook weer een grote voorkeur voor 
het spel. Bij Jeanne van Heeswijk kon de bezoeker van het Nederlandse paviljoen tijdens de 
Biºnnale in Venetiº in 2003, letterlijk meedoen in een potje �Landjepik�. In andere projecten is 
het spel juist de idee en speelt de kunstenaars met elementen uit de samenleving. Waarbij ik 
denk aan Wim T Schippers die in zijn meest recente toneelstuk �Going to the dogs�een 
groep herdershonden het toneel opjoeg als zijnde acteurs, dit als speels commentaar naar 
het grote publiek. Dat tegenwoordig met de mogelijkheden van de moderne media naar alles 
kijkt en voor zoete koek aanneemt. Dat is niet alleen de terugkeer van Huizinga�s Homo 
Ludens, die ook voor de Situationisten van belang was. Het is tevens een poging Kunst in 
een ander licht te stellen. Kunst even te doen vergeten evenals de hierover heersende 
vooroordelen. Misschien of juist, in de hoop een groep aan te spreken waarvoor het begrip 
Kunst nog geen enkele betekenis heeft. Directe actie en daadwerkelijk contact zijn alleen 
mogelijk wanneer vaststaande noties en opgelegde kaders al is het maar voor even terzijde 
worden geschoven. Voor de kunstenaar is dat een voorwaarde om echt iets te kunnen doen 
wat opnieuw effect kan hebben.  
 
Het gevaar voor Kunst zelf schuilt nu echter juist in dat engagement, dat sociaal-
maatschappelijk sculptuur. Hoe subtiel een kunstwerk ook wil zijn als kunstenaar heb je altijd 
te maken met de grote machtige maalmolen van instellingen, curatoren en overheid: de 
opdrachtgever. Deze wil haar eigen betrokkenheid bij de wereld ten tonele voeren, met 
behulp van Kunst. Deze opdrachtgever zoekt maar verdraagt paradoxaal genoeg, geen 
enkele verwarring en schrijft als het even kan elke gelaagdheid die juist bij Kunst hoort, er 
radicaal uit. Kunst als communicatiemiddel en rekening houdend met de doelgroep, 
duidelijkheid moet er zijn nietwaar? Wordt de betrokkenheid van kunst en maatschappij hier 
regelgeving, een format, een procedure, een��..? Dient zich hier een nieuw project aan? 
Kunst moet zich toch vooral met de wereld blijven bemoeien. Kunstenaars moeten daarbij 
hun eigen podium blijven creºren en zich niet als marionet laten gebruiken in de opvoering 
van het officiºle engagement.  
Blijft hierin de vraag actueel: Kan kunst bijdragen tot maatschappelijke ontwikkeling? 
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Hoofdstuk 2: Kunstenaar en Maatschappij 
 
2.1: Joseph Beuys (1921-1986) 
Joseph Heinrich Beuys, geboren op 12 mei 1921 te Krefeld, Duitsland, wordt beschouwd als 
ØØn van de meest invloedrijke personen van de avant-garde van de jaren 1960 en 1970 in 
Europa. Beuys is vooral bekend om zijn kritische en provocerende houding ten opzichte van 
de manier waarop kunst wordt gemaakt. Het werk van Beuys bestond uit object trouvØ, 
assemblages, artikelen, multipels, discussies en vanaf 1960 sloot hij zich aan bij de Fluxus 
beweging en begon met het regisseren en opvoeren van happenings, van wat hij zelf 
noemde Actionen. Beuys verwierp de abstracte kunst die volgens hem het subject de 
boventoon liet voeren. Beuys zelf hield zich meer bezig met de vraag: wat moet 
geproduceerd worden en hoe daar over na te denken. Deze vraag creºert culturele 
overwegingen en beïnvloedt tevens onze cultuur. Deze levenshouding was de basis van zijn 
kunstpraktijk. 
 
Zelf heeft Beuys niet altijd de wens gehad om kunstenaar te worden. In 1940 wilde hij 
medicijnen studeren. De 2e wereldoorlog gooide echter roet in het eten, Beuys moest in 
dienst, als ieder ander. Als piloot van de Lufftwaffe werd hij naar het oostfront in Rusland 
gestuurd. In 1943 werd hij neergeschoten boven de steppen van Zuid-Rusland. Nomaden, 
waarschijnlijk Tartaren vinden hem en redden zijn leven. Ze smeren hem in met vet en 
wikkelen hem in vilten lappen. Zo beschermen ze hem tegen de kou. Bij deze Nomaden 
maakt hij tevens kennis met het sjamanisme en het natuurgeloof. De belevenissen en 
materiaal gebruik uit deze periode zijn later van grote invloed op zijn kunstenaarsschap.  
Na de oorlog volgt Beuys zijn opleiding aan de Kunstacademie van Düsseldorf waar hij in 
1951 afstudeert. Zowel het materiaal als motief gebruik had voor Beuys een strikt 
persoonlijke betekenis. Het veelvuldig gebruik van de materialen vilt en vet vindt zijn 
oorsprong in zijn verblijf bij de Tartaren. Verder kenmerkt zijn materiaal gebruik zich door het 
procesmatige karakter dat het in zich meedraagt: honing, vet, plantaardige en dierlijke 
materialen. Het gaat hem hierbij om het ontstaansproces van de innerlijke substantie en het 
tot stand komen van vormen. Met zijn kunst trachtte Beuys te verzoenen en te confronteren. 
Hierbij denk ik aan bijvoorbeeld de multipel �Evervess��. Waarin hij twee waterflesjes van het 
merk Evervess neemt om het procesmatige karakter van water duidelijk te maken. De 
originele fles bevat een etiket met een berglandschap en sneeuw. De tweede fles heeft hij 
het etiket beplakt met vilt. Voor Beuys symboliseert deze combinatie, warmte en kou, licht en 
donker en beweging en stolling. Het uiteindelijke doel van Beuys was de maatschappij als 
kunstwerk. Beuys beschouwde de kunst als een instrument voor sociale en geestelijke 
verandering. Met zijn werk wilde hij de harmonie herstellen die in onze wereld naar zijn 
mening flink verstoord is.  
 
In 1961 wordt Beuys professor aan de Kunstacademie in Düsseldorf in de monumentale 
beeldhouwkunst. Hij bestempelde zijn leraarschap ooit als zijn grootste kunstwerk. Zijn 
devies was: Elke creatieve bezigheid heeft direct betrekking op het bestaan en de denkwijze 
van de mens. �Jeder ist ein kunstler� is zijn meest beroemde uitspraak. Volgens Beuys zijn 
alle uitingen en werkzaamheden van het menselijk leven kunst. Omdat het kunstwerk als 
proces van kennisverwerving en als model van de toekomst is betrokken, vloeit daaruit 
automatisch het politiek en maatschappelijk engagement van de kunstenaar voort.  
In 1962 sloot Beuys zich aan bij de Fluxus beweging. Beuys wilde middels deze beweging 
de grenzen tussen kunst, wetenschap en politiek opheffen. Kunst maakt het mogelijk om 
platgetreden paden te verlaten en nieuwe samenhangen te ontdekken, durf af te wijken van 
vastgeroeste denkpatronen was zijn devies. Voor Beuys is het concept, het idee, het 
belangrijkste. Met zijn acties wil hij processen op gang brengen, het bewustzijn prikkelen en 
nieuwe ervaringsmogelijkheden bieden die buiten de traditionele grenzen van schoonheid 
liggen. Aan grenzen van allerlei vorm had hij een hekel. Grenzen waren er om te slechten, 
tussen Oost en West en vooral de grenzen in de mens zelf aanwezig. In zijn performance 
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Beuys mit der Hase 

van 1965 �hoe men de kunst verklaart aan een dode 
haas� liep hij uren rond, zijn hoofd bedekt met 
bladgoud en honing (heilige substanties volgens 
Beuys) en met een opgezette dode haas in zijn armen, 
kijkend en wijzend naar schilderijen, aanrakend, de 
dode haas aanrakend en onverstaanbaar mompelend. 
Voor Beuys is het vanzelfsprekend dat deze dode haas 
luistert en begrijpt wat ze ziet. Uitleggen aan de 
mensen om hem heen, heeft volgens hem geen enkele 
zin. Het rationalisme van de mens is een te groot 
obstakel voor het werkelijk begrijpen van Kunst, 
volgens Beuys.  
 
Het engagement van Beuys gaat verder. In 1967 sticht 
hij een studenten partij. Geheel in de tijdsgeest van de 
jaren 1960. Als Herr Professor keert Beuys radicaal 
zich tegen het gevestigde establishment en maakt het 
zo bont, dat de academie hem in 1971 ontslaat, als hij 
les wil gaan geven aan 50 afgewezen studenten. 
Beuys sticht dan zijn eigen internationale universiteit. In 
1976 probeert Beuys het verder in de politiek en gaat voor de 
Bundestag, dit mislukt echter. Intussen blijft hij ook op het 
internationaal kunstvlak actief en komt in 1974 met de actie: 
Coyote, of I love America and America loves me. Waarin hij zich een aantal dagen laat 
opsluiten met een wilde coyote met niets anders ter bescherming bij zich dan een stok en 
een vilten jas. Op deze wijze probeerde Beuys contact te krijgen met het wilde dier. Aan het 
eind van de actie was zijn jas aan flarden. 
 
Eind jaren 1970 ging Beuys zich meer inzetten voor het milieu en werd lid van Die Grünen.  
Dit komt ook terug in zijn kunst. Tijdens de Documenta in Kassel van 1982 begint hij met de 
actie 7000 Eiken. Hiermee wilde hij de stad groener en leefbaarder maken. Beuys betrok 
buurt- en bewonersverenigingen bij het bepalen van de plant plaats. Het was een groot 
project en zou meerdere jaren duren. Als start punt van dit project legde Beuys 7000 basalt 
keien bij de documenta neer als object. Bezoekers konden deze keien voor 500,- DM per 
stuk kopen en van het geld zouden de eiken en ook andere bomen worden geplant met de 
kei ernaast. Op deze manier maakte dode materie ook weer levende materie mogelijk en 
konden deze twee verschillende elementen in harmonie naast elkaar bestaan.  
Beuys heeft nooit de voltooiing van zijn project mee mogen maken. Hij overleed in 1986 in 
Düsseldorf. Zijn zoon Wenzel heeft het project afgemaakt, een jaar na zijn dood was het af in 
1987.   
 
 
2.2: Wim T Schippers (1942-    ) 
Willem Theodoor Schippers wordt op 1 juli 1942 geboren in Groningen. Zijn jeugd brengt hij 
door in Bussum, waar hij ook de HBS volgt. Wim Schippers studeert in Amsterdam aan de 
grafische afdeling van het Instituut voor Kunstnijverheidsonderwijs, de latere Rietveld 
Academie. Er ontstaat een enorme rel als Schippers een aantal studieopdrachten aan het 
Stedelijk Museum in Amsterdam verkoopt en hij verlaat voortijdig het Instituut.  
De levensfilosofie van Schippers luidt: Het leven slaat nergens op. Dit komt goed tot 
uitdrukking in zijn werk, dat gekenmerkt wordt door een grote mate van absurditeit en het 
gebruik van taal. Samen met studiegenoten Ger van Elk en Bob Wesdorp richt Schippers 
zich op het maken van a-dynamische kunst. De A-dynamische Groep, laat zich inspireren 
door het werk van Marcel Duchamp. Ze propageert 'verzakelijking van de kunst, theoretische 
en praktische slapte, waarachtige oninteressante saaiheid en verwarring.' Om deze ideeºn 
gestalte te geven richt het drietal begin jaren zestig een aantal stichtingen op, waaronder de 



 
 

  9 

 
 
 
 
 
 
 
 
Schippers aan het strand bij Petten 

Nak Pro Nak Foundation (om a-dynamische boeken uit te geven) en de J. De Bil Foundation. 
De ideeºn komen voor een groot gedeelte overeen te met die van de uit Litouwen 
afkomstige George Maciunas. Oprichter van de internationale kunststroming Fluxus. Deze 
beweging, waarbij verschillende kunstvormen als muziek, beeldende kunst, poºzie en film 
worden gecombineerd, wil Kunst van de door beroepskunstenaars in stand gehouden 
vercommercialiseerde kunst zuiveren. Letterlijk betekent Fluxus: buitensporige ontlasting, 
zuivering of getij. Na terugtrekking van Ger van Elk en Bob Wesdorp organiseert Schippers 
samen met de Ridder, vele tentoonstellingen, manifestaties en happenings. Hiervan is de 
Manifestatie Aan Het Strand Te Petten in 1963, waarbij Schippers onder het toeziend oog 
van de pers een flesje limonade leeggiet in de zee, het meest bekend geworden. Hij noemde 
deze actie: �waarachtig oninteressant�. 
Wim T Schippers over: Het grote gevoel 

Waarom zou kunst altijd over grote gevoelens moeten gaan? Wat is er mis met een 
flesje prikkellimonade? 

Ook een geurententoonstelling en een Negatieve Bijdrage (een 
kuil die de toegang tot een museum in zekere mate hindert) zijn 
opmerkelijk.  
Wim T Schippers over: Kleur, geur, reuk en smaak 

Waarom geen geuren tentoonstellen, zoals de ’diepe� geur 
van het potlood, die herinneringen oproept aan school 
en kantoor’?  

 
Na de Fluxus-activiteiten stort Wim T. Schippers zich in 1964 op 
de beeldende kunst. De Fluxus-gedachte zal echter nooit uit 
zijn werk verdwijnen.In 1966 treedt Wim T. Schippers toe tot 
Dodgers Syndicate. Een maatschappij opgericht voor de 
productie en distributie van kunstzinnige films. Van de serie Sad 
Movies is Vermeldenswaardig, het filmpje Bon Appetit.  Dit 
speelt zich af in een restaurant waar de gehaktballen door de lucht vliegen, een toupetje in 
de soep valt en iemand van het toilet terugkeert met een gedeeltelijk om zijn been 
gewikkelde sliert toiletpapier. Dit soort scŁnes zal kenmerkend worden voor Schippers' latere 
televisiewerk. Hierbij denk ik aan zijn creaties Barend Servet en Sjef van Oekel. 
Wim T Schippers over: De Gehaktbal 

De gehaktbal - die weet wat. Maar liefst twintig varianten kent ons nationale 
muurgerecht. ’Warme bal gehakt, koude bal gehakt, lauwe bal gehakt, onprettige, 
koude bal gehakt. Onfrisse bal gehakt. Onwelriekende warme bal gehakt. Vieze bal 
gehakt. Zeer onprettige kille bal gehakt. Kernachtig kleffe bal gehakt. Harde bal 
gehakt. Zure bal gehakt. Korrelige bal gehakt. Scheve bal gehakt. Loeiende bal 
gehakt. Snerpende bal gehakt. Spetterende bal gehakt. Lome bal gehakt. Ruisende 
bal gehakt. Zware bal gehakt. Brokkige bal gehakt.’ 

 
In 1967 wil de VPRO een nieuw televisieprogramma voor jongeren maken en vraagt hiervoor 
dichter/journalist Hans Verhagen. Verhagen roept de hulp in van Wim van der Linden en 
Wim T. Schippers, Gied Jaspars wordt toegevoegd als studioregisseur en al vlot ontstaat: 
�Hoepla�. Popmuziek vormt een belangrijk onderdeel van het programma. In de eerste 
Hoepla-aflevering, die wordt uitgezonden op 28 juli, komen onder meer Pete Townshend van 
The Who, Eric Clapton van Cream en Arthur Brown opdraven. Het model Phil Bloom 
paradeert ongekleed door het decor, waardoor Hoepla het eerste programma op de 
Nederlandse televisie is waarin bloot te zien is. Dit leidt tot vele geschokte reacties. Leden 
zeggen op en zelfs in de Tweede Kamer worden vragen gesteld.  
Schippers richt zich weer op zijn beeldende kunstactiviteiten. Onder meer creºert hij zijn 
fameuze Pindakaasvloer. 
Wim T Schippers over: Het pindakaas perspectief 

Zo stonden we bij de opening van de tentoonstelling met tien doorgewinterde 
kunstrecensenten rond een bak met adynamische pindakaas. ’Maar dat is toch 
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fantastisch’, riep ik vergenoegd uit, ’dat we hier met z’n allen staan te kijken naar 
pindakaas!  

De combinatie met Gied Jaspers en Wim van der Linden blijft actief en in 1971 ontstaat de 
Fred HachØ Show met Barend Servet. De shows waren taboe doorbrekend en 
onconventioneel. Neem alleen al de scŁne in de kerstshow Waar Heb Dat Nou Voor Nodig 
van 27 december 1973. Hierin speelt een halfblote bejaarde man het Kindeke Jezus en geeft 
een volgevreten en straalbezopen Sjef van Oekel zijn visie op de kerstgedachte met het lied 
Vette Jus.  
 
Tussendoor maakt Schippers Voor Economische Zaken het ENERG-monument in het kader 
van een grootscheepse energiebesparingscampagne genaamd �t is me wat� en voor de TH 
Twente in Enschede ontwerpt hij �Het Torentje Van Drienerlo�, een kerktoren die in de vijver 

van de campus drijft. 
 
1984 is voor Schippers vooral het jaar waarin de eerste 
aflevering van Ronflonflon Avec Jacques Plafond wordt 
uitgezonden. Dit is een wekelijk radioprogramma, bedacht 
en gepresenteerd door Jacques Plafond. Het programma 
gaat op 10 oktober voor het eerst de lucht in en zal pas in 
1991 beºindigd worden. Ronflonflon is een soort rommelig 
hoorspel met vaste personages en min of meer vaste 
onderdelen, waarbij Jacques Plafond rücksichtslos en 
hardop dwars door alles en iedereen heen praat. Bij 
jongeren is Ronflonflon vanaf het begin een eclatant 

succes en de uitdrukking joe, een verbastering van jij en u, wordt zelfs tijdelijk in het 
dagelijkse taalgebruik opgenomen. 
Wim T Schippers over: Taal en teken 

’Wim T. Schippers, hŁt adres voor teksten. 
Tepperdon kalden vug braf goben av 
gandobed ponten brignen’ 

 
In 1986 schrijft hij het spraakmakende toneelstuk �Going To The Dogs�, dat hij op 19 en 20 
september presenteert als een toneelstuk in vier bedrijven. Hierin laat hij in plaats van 
acteurs een aantal herdershonden op het podium van de Amsterdamse Stadsschouwburg 
rondlopen! Het publiek kan het verloop van het drama volgen via de in het programmaboekje 
bijgeleverde teksten. De toneelvoorstelling is ook te zien op televisie en wordt daarna op 
video uitgebracht. Voor de zoveelste keer vallen Schippers zowel hoon als lof ten deel, iets 
daartussen lijkt niet mogelijk. 
 
Dankzij zijn grote fascinatie voor de wetenschap mag Wim T. Schippers 20 weken lang bij de 
VPRO de talkshow Flogiston, een 'programma dat zich beweegt op het snijvlak van 
wetenschap, cultuur en amusement' presenteren.  
Op 24 september 2005 krijgt Wim T. Schippers de Van Looy-prijs 2005 uitgereikt. De prijs 
wordt eens in de vijf jaar uitgereikt aan een Nederlandstalig dubbeltalent: een kunstenaar die 
zowel schrijft als beeldend werk maakt. 
In augustus 2006 treedt Schippers een semester lang op als Leonardo-hoogleraar, een 
wisselleerstoel van de Faculteit Communicatie en Cultuur van de Universiteit Tilburg. Hij 
verzorgt het college 'Wetenschap is geen kunst maar wel cultuur'. 
 
 
2.3: Jeanne van Heeswijk (1965-    ) 
Jeanne van Heeswijk , geboren in 1965 in Schijndel is kunstenaar zonder atelier. Jeanne 
werk niet binnen in de beslotenheid van het atelier zoals zovele kunstenaars maar zij werkt 
buiten, midden in de maatschappij. Daar organiseert, bemiddelt en creºert zij 
omstandigheden waar beeldende kunst tot zijn recht komt en mensen boeit. Jeanne werkt 
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graag in grote steden, liefst in achterstands wijken. Daar creºert zij culturele modellen voor 
de publieke ruimte. Zo bracht zij in het Amerikaanse Columbus kinderen uit achterstands 
wijken ertoe ideeºn over de vormgeving van hun wereld te ontwikkelen. Als kunstenaar is 
Jeanne geïnteresseerd in de dialoog en dan met name in de nieuwe beelden die dit kan 
genereren. Om deze dialoog te bereiken organiseert zij symposia, etentjes, eigenlijk allerlei 
settings en nodigt daarvoor mensen uit van zowel binnen als buiten de kunstwereld. Het 
regisseren van onverwachte ontmoeten, daar put zij haar inspiratie uit.  

Bij herstructureringen moet je niet van bovenaf kijken zoals veel beleidsmakers doen, maar 
juist van binnenuit is de mening van Jeanne. Stedelijkheid is niet alleen de hardware maar 
ook de software, het openbare leven en de sociale structuren. Gezamenlijk nadenken over 
de dynamiek, de cultuur, het verlangen en de mogelijkheden van de woonwijk, vind ik van 
belang. Als kunstenaar heb je de mogelijkheid om die zaken te onderzoeken en zichtbaar te 
maken.  

Zo is ook haar project �Het Blauwe Huis� (2005) een project over stadsvernieuwing in IJburg 
ontstaan.'Ik zag dit huis op tekening en was meteen verkocht', vertelt Jeanne van Heeswijk 
Dat was vier en een half jaar geleden. Als eerste bewoner en tijdelijk huurder is het pand is 
op haar initiatief tijdelijk onttrokken aan de 
woningmarkt. Toen IJburg alleen nog bestond op 
tekening is zij uitgenodigd mee te denken over een 
manier om de nieuwbouwstad een stedelijke, culturele 
impuls te geven. IJburg begint bij nul. Iedereen die hier 
komt wonen, is er nieuw. Wil je het openbare leven op 
gang brengen dan heb je een kloppend hart nodig. 
Daarom heb ik �Het Blauwe Huis� bedacht. Het is geen 
cultureel centrum maar een soort vrijplaats, want 
IJburg heeft een plek nodig die je niet onder controle 
hebt. Een plek voor het onaangepaste. We hebben een woonstichting voor de geest 
opgericht die het Blauwe Huis vierjaar lang beschikbaar stelt aan kunstenaars, schrijvers en 
denkers. Zij mogen zes maanden in een van de units wonen. Inruil daarvoor heb ik hen 
gevraagd IJburg in hun werk te betrekken. Bij het project �Het Blauwe Huis� heeft Jeanne 
Heeswijk zich laten inspireren door beroemde kunstenaarshuizen als 'Het Gele Huis� van 
Vincent van Gogh bijvoorbeeld. De schilder stelde zijn huis in Arles open voor 
medekunstenaars om een gemeenschap van kunstenaars te creºren. En natuurlijk het Casa 
Azul van het Mexicaanse kunstenaarsechtpaar Frida Kahlo en Diego Rivera, waar een band 
werd gesmeed tussen kunst, politiek en samenleving.  

De afgelopen vijftien jaar heeft Jeanne van Heeswijk naam gemaakt met 
sociaalgeºngageerde projecten in het publieke domein, waarbij altijd een cruciale rol is 
weggelegd voor de bewoners van de wijk of buurt.  In Vlaardingen herschiep zij een 
vervallen en verloederd winkelcentrum tot een kunstboulevard (De Strip), in Gorinchem 
organiseerde zij een sporttoernooi voor en door bewoners, compleet met dagelijkse radio 
uitzendingen (Langs de Lijn), en in het Rotterdamse Nieuw Crooswijk ontwierp zij als 
onderdeel van Dwaallicht samen met de lokale vrouwen een �mistressplan' voor hun ideale 
wijk, als tegenhanger voor de regelzucht van de mannen en hun masterplan. Wat haar 
interesseert, is de vraag hoe bewoners grip kunnen krijgen op het openbare leven. Hoe zij 
medebepalers kunnen worden van hun omgeving. 'Het is een universeel probleem dat de 
openbare ruimte steeds verder geprivatiseerd wordt. Het publieke domein slinkt, bovendien 
raakt het gesegregeerd, naar afkomst, religie of gebruik. Het zijn allemaal eilandjes en hoe 
mooi ze soms ook zijn, er is onderling nauwelijks contact. Bestuurders en ambtenaren zijn 
vooral bezig de openbare ruimte verder te reguleren, onder het mom van veiligheid. In plaats 
van camera's op te hangen, wil ik een platform voor ontmoeting creºren, de bewoners de 
gelegenheid bieden om zich het publieke domein weer toe te eigenen.'  
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Om haar projecten te realiseren werkt Jeanne van Heeswijk het liefst in teamverband. Dit 
stelt ze altijd zelf samen en hiervoor kiest ze meestal bewoners, lokale mensen en een paar 
experts. Dat kan een architect zijn, zoals in Slotervaart, een radiomaker, de plaatselijke 
bakker of collega-kunstenaars.' Hoewel het procesmatige een belangrijk deel van haar kunst 
is, hecht Jeanne van Heeswijk aan concrete opdrachten en is zij wars van vrijblijvendheid. 
'Mijn kunst is gemeenschapskunst maar geen "kleien met Marokkanen", aldus Jeanne van 
Heeswijk. Dus de bewoners moeten echt iets kunnen veranderen. Dat lukt ook. Het 
Staalmanpark in Slotervaart bijvoorbeeld komt er.’  Het ontwerp voor het Staalmanpark is tot 
stand gekomen gedurende een intensief samenwerkingsproject met scholieren, 
buurtbewoners en beleidsmakers.  

 

Jeanne over grensvervaging: 

 Samenwerken betekent voor mij persoonlijk zeker geen 
grensvervaging. Ik ben kunstenaar en ik werk vanuit mijn 
eigen domein. Maar om in de complexiteit van de 
samenleving te kunnen werken heb ik de expertise van 
anderen nodig. Mijn bijdrage betreft de verbeelding.  

 
 
 
 
2.4: Martijn Engelbregt (1972-    ) 
Martijn M. F Engelbregt, geboren in 1972 te����is grafisch kunstenaar en verzamelaar 
van gegevens en formulieren. Kafkaiaanse bureaucratie, niet bezien vanuit de bekende 
ergernis en onvermogen van de ambtenarij, maar met een humor die zijn liefde voor het 
archiveren verraad. Martijn Engelbregt in1996 cum laude afgestudeerd aan de Hogeschool 
voor de Kunsten Utrecht als grafisch vormgever is geboeid door formulieren. Begrippen als 
mooi of lelijk heeft Martijn Engelbregt niks mee. Hij is gefascineerd door de schijnbaren 
objectiviteit van formulieren en het gemak waarmee mensen deze invullen. Iedereen is bezig 
met het formaliseren van zijn leven. Op vakantie maak je kiekjes, die zeggen; hier ben ik, 
hier sta ik, daar is de scheve toren van Pisa. De foto als bewijs. Martijn Engelbregt is 
gegrepen door menselijk handelen dat min of meer toevallig wordt vastgelegd door 
fotografie, stempelautomaten of een formulier.  
In zijn eigen leven is Martijn Engelbregt begonnen met allerlei kleine 
onderzoekjes. Zo viel het hem bijvoorbeeld op tijdens een bezoek 
aan Berlijn in 1995, dat het stempelen en de strippenkaarten die 
gebruikt worden bij het openbare vervoer aldaar anders zijn dan in 
Nederland: op de stempel staat de naam van het station waar je 
instapt. Martijn Engelbregt wilde alle stations die Berlijn destijds 
bezat en dat waren er 166, vastleggen.  
Martijn Engelbregt over noodzakelijkheden:  

 �Het lijkt of ik nodeloos gegevens opsla, maar dat doet 
 iedereen. Sommige mensen verzamelen suikerzakjes of 
 plakken entreekaartjes in hun vakantieboek�.  
 
Martijn Engelbregt heeft zich vaak afgevraagd of hij voor of tegen het registreren en 
categoriseren van gegevens is. Inmiddels is hij erachter dat hij geen consumenten man is en 
ook niet zijn vinger wil opheffen zo van: �Pas op!�  
Nee, Mensen moeten kunnen kiezen en zich daar bewust van zijn! 
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Op de website van Martijn Engelbregt: De EGBG, oftewel de Engelbregt Gegevens Beheer 
Groep, oftewel Eens Gegeven Blijft Gegeven, trekt hij het begrip Gegevens Beheer naar 
bizar niveau. EGBG spaart persoonlijke informatie, denkt na over het beheren van gegevens 
en het verwerken hiervan. Daarom bestaat EGBG-gegevens, EGBG-artikelen, EGBG-
tentoonstellingen en EGBG-publicaties. Martijn Engelbregt is de enige directeur en speelt 
met de vormgeving van onze bureaucratie. Voor hem wordt het pas interessant als mensen 
zoeken naar methodes om zich buiten het systeem te plaatsen. Deze zijn niet te 
categoriseren en komen in aparte dozen��.  
 
In het werk van Martijn Engelbregt voeren Humor en Omkering vaak de boventoon. Dit blijkt 
onder andere uit titels als 'Omschrijf waarom u niet mee wilt doen aan dit verzoek', 
'Identiteitscontrole' of 'Toe aan een burn out�? Martijn Engelbregt is geïnteresseerd in allerlei 
soorten gegevens van mensen. Om die te krijgen bedenkt hij enquŒtes en formulieren, die 
niet alleen de gegevens moeten verzamelen maar meestal ook zichzelf als onderwerp 
hebben.  
Zo bedacht hij het Tegenscript, als antwoord op het Telescript zoals gebruikt door de 

telefonische enquŒteurs. Martijn Engelbregt verzamelt zo 
informatie over de enquŒteurs. 
Martijn over intrigerende informatie:  
�Doet u dit werk fulltime?� Of: �Hebt u problemen met het 
telefonisch beantwoorden van vragen, gesteld door 
wildvreemden, waarvan u het belang niet inziet?�          
 
Met dit formulier heeft de Tegenscript-gebruiker een 
machtig wapen in handen om het telefoongesprek een 

andere wending te geven. De reacties op het formulier waren zeer wisselend, de ØØn kon 
erom lachen, de ander werd boos. De telemarketeer bedrijven zelf hebben geprobeerd om 
het formulier via gerechtelijke weg te laten verbieden. 
De ambtelijke taal van de bureaucratie - die precies is maar niet altijd even helder - is een 
belangrijk onderdeel van het  werk van Martijn Engelbregt.  
 
Zijn meest spraakmakende project was in 2003 waarin Martijn Engelbregt een officieel ogend 
vragen formulier in de bus laat vallen bij 200.000 Amsterdamse gezinnen waarin de 
ontvangers werd opgeroepen illegalen aan te geven.  
Martijn Engelbregt over moraalridders en fatsoensrakkers: 
De ontvangers waren er unaniem erg van geschrokken en vertelden er misselijk van te 
worden. NSB-achtige formulieren die deden denken aan de tweede wereldoorlog wist men te 
melden. Martijn Engelbregt vond de reacties interessant. Het is hem te doen om het 
ontregelen an sich, het liefst via officiºle documenten. Het project heeft het probleem van het 
moralisme waarmee de illegalen worden behandeld in ØØn keer de grond in geboort. 
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Antwoordt interview, via email opgestuurd naar Martijn Engelbregt: 
 
Hoi Eline 
duurde even,  
snel ingevuld, maar met passie 
 
groets, 
Martijn 
 
Svp de vragen invullen, de tabel schuift vanzelf mee 
Interview vragen  
Vraag 1): Waar hoort kunst thuis in uw optiek? 
Antwoord: museum/galerie/ maatschappij/anders, vertelt u er eens over? 
���������	���
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Vraag 2): heeft u een specifiek werk wat voor u een keerpunt betekend of ontwikkeld u 
zich geleidelijk? ���������	
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Antwoord: kunt u er eens wat over vertellen? 
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Vraag 3): Zou u zichzelf omschrijven als een geengageerde kunstenaar? 
Antwoord: ja / nee, vertelt u er eens over? �
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Vraag 4): Waarover gaat uw meest recente project?  
Antwoord:  ��
��
����
� 
Vraag 5): Wilt u zelf nog iets kwijt? 
Antwoord:  
Check ���	!""�������
����

���� 
Praktijklokaal.nl 

 
Leven is de kunst om in het leven 
zelf kunst te zien en te leven, al 
was het maar voor even.  
 
Grote Groed, Martijn 
�
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In hoofdstuk 3: Kunst en maatschappelijke ontwikkeling 
Dit hoofdstuk wil ik beginnen waar ik geºindigd ben met hoofdstuk 1.1 en wel met de laatste 
vraag: Kan kunst bijdragen tot maatschappelijke ontwikkeling? 
 
3.1: Eline H. F. Krottje-Rovers (1959-    )  
Eline Rovers, geboren te Nijmegen, woont en werkt in Eelde.  
In mijn scriptie onderzoek ik de vraag: Kan Kunst bijdragen tot maatschappelijke 
ontwikkeling?� En hoe denk ik er zelf over? De kunstenares Eline Krottje-Rovers? Met mijn 
werk zoek ik naar de scheidslijn tussen kunst en maatschappij. Voor mij ligt kunst verscholen 
in het menselijk handelen. Daarmee bedoel ik het vanzelfsprekende handelen, eigenlijk zo 
klein dat je het bijna vergeet, niet meer ziet of opmerkt. Boeiend aan het kunstenaarschap 
vind ik dat je de mogelijkheid hebt om die zaken te onderzoeken en zichtbaar te maken. 
Ordenen en ruimte scheppen. Is dat niet de functie van kunst, ruimte scheppen door er 
simpelweg te zijn? Niet op een functionele enge manier, maar op een ruime manier: 
functioneel voor de geest. 
De beeldmiddelen die ik gebruik zijn multidisciplinair. Video, schilderen, performance en 
installatie, maar ik leen ook rustig uit de werkelijkheid. Ik vind de context van belang, het gaat 
om het totaal. Kunst is voor mij geen meubelstuk waar je omheen kunt lopen. Het moet zo 
zijn dat je er aan kunt deelnemen, doordat je het als een volledige omgeving ervaart.  
 
Het werk �Marie-Antoinette�.  
Vanuit de fascinatie van Eline voor ordenen, organiseren en ruimte, is 
uit het schilderij �Marie-Antoinette� (190 x 150 cm) het alter ego Marie-
Antoinette ontstaan. 
Eline Krottje-Rovers over fantasie en werkelijkheid: 

Mij fascineert de vraag hoe een virtueel personage tot �leven� te 
wekken, hoe maak je een niet bestaande aanwezigheid 
kenbaar. Als ik om mij heen kijk in de media is dit toch iets wat 
aan de orde van de dag is. Vaak roepen mensen maar wat en 
iedereen rent er achteraan. Kijk alleen maar naar programma�s 
als Big Brother waar mensen buiten de daagse werkelijkheid worden geplaatst in een 
geïsoleerde leefomgeving of lees de roddelbladen waarin hele verhalen worden 
verzonnen of kijk naar de meer serieuze media waarin de brilkleur van de schrijver 
toch de wijze van receptie bepaald, of naar de hype rondom het sterrendom. Dus wie 
is Marie-Antoinette en hoe en waar organiseer ik een fictief leven, wat is haar 
karakter, wie zijn haar vrienden, wat vindt ze lekker en wat blieft ze absoluut niet, hoe 
communiceert ze, etc?� Wat ik belangrijk vindt aan het karakter van MarieA is dat ze 
niet aangepast hoeft te zijn. Ik zie de figuur MarieA als een pseudoniem die mij extra 
vrijheid van handelen biedt.  

De moderne computer techniek maakt het mogelijk om vrij snel in beeld te brengen hoe een 
virtuele wereld te organiseren. Eerst heb ik haar met photoshop geplaatst in vakantiekiekjes. 
Nou dat heb ik geweten, tijdens de werkbespreking was het commentaar niet van de lucht en het was een heel 
erg slechte presentatie. Pfoei. 
 
Dus dat moest anders, de vakantiekiekjes werden ansichtkaarten die MarieA zo af en toe 
verstuurd, met eigen postzegel uiteraard. Verder heeft ze natuurlijk eigen visitekaartjes en 
een weblog. Deze weblog is inmiddels uitgegroeid tot een improvisatiespel waarop diverse 
karakterbeschrijvingen staan en waaraan een ieder deel kan nemen of niet. Op deze site is 
het mogelijk om de meest onwaarschijnlijke avonturen te beleven, want cyberspace kent 
geen grenzen, noch fysiek, noch mentaal. Staat het avontuur je niet aan dan geef je het 
eenvoudig een andere wending, of verander je het personage. Net als Arnold 
Schwarzenegger in de Terminator serie. Dood? Welnee, een nieuwe chip erin en hij is weer 
groter en sterker dan ooit tevoren. Soms zijn de verhalen op de site zeer inspirerend en 
ontstaan er ideeºn en werken die een plek in de fysieke ruimte verdienen. Dan gaat de 
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interactie tussen de fysieke en de mentale ruimte naar een ander level en overstijgt ze 
schijnbaar onneembare grenzen.  
 

Afstudeer project: 
In mei 2007 richt Eline het �Instituut Marie-Antoinette, ter 
bevordering van het kleine gebaar� op. Dit Instituut faciliteert 
het kleine gebaar in de ware zin van het woord. Het 
ondersteunt, vergemakkelijkt en biedt de juiste middelen op 
de juiste plaats.  
In haar eindexamen project heeft Eline als directeur van het 
Instituut Marie-Antoinette, een �Blind date� met de 
werkelijkheid. Aan het roer van deze nog zeer jonge 
organisatie ontwerpt en regisseert Eline een wereld om de 
figuur Marie-Antoinette heen. Hierbij gebruik makend van 
regels en codes uit het dagelijks leven. Het Instituut Marie-
Antoinette, heeft Eline uitgenodigd om haar eindexamen 
opdracht te starten met de vraag: �wat is de Interactie tussen 
Het creatief en het maatschappelijk/management proces.� 
Om dit te onderzoeken gaat Eline in gesprek met, en houdt 
interviews met; studenten, docenten en de Dean van de 
Academie.  

Juist in de huidige maatschappij waarin wet-, regelgeving en procedures de leidraad van de 
samenleving vormen boven inhoud en gezond verstand, liggen de kansen voor Kunst te 
wachten op notitie. De maatschappij lijkt zich tegenwoordig alleen nog te storen aan de 
vraag of juiste procedure wel is gevolgd. Aan medemenselijkheid en eigenmachtig handelen 
lijkt ze geen boodschap meer te hebben.  
Gelukkig kijkt kunst vanuit inhoud�. Het creatief proces versus het organisatorisch proces 
en de maatschappelijke verhoudingen. Waar is het gevoel voor het kleine, het daagse 
gebleven? Het kleine gebaar? Juist in dat kleine gebaar toont zich de mens. Het borrelt 
gewoon naar boven en is niet te stuiten. Laat 
zich niet vangen in een procedure of format. 
Het is speels en radicaal, dwars en 
bevrijdend. Om dit kleine gebaar goed te 
kunnen faciliteren heeft Eline naar voorbeeld 
van de PDCA cirkel uit de kwaliteitszorg met 
als doel een eindeloos verbeterproces te 
organiseren, een andere cirkel bedacht en 
wel de cirkel van IMA. In deze cirkel wordt 
ruim baan gevraagd voor het creatief proces 
en de plaats van het kleine gebaar (zie 
bijlage nr2).    
Het werkproces dat gedurende dit project 
ontstaat, maakt tevens het beeld. Eline haar 
afstudeer locatie is de kamer van de Dean en ze beschouwd deze als totaal installatie. 
Gedurende de expositie gaat het werk van de Dean en het Instituut Marie-Antoinette gewoon 
door. U bent na �Twee X Kloppen� van harte uitgenodigd. 
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I love America  

Hoofddoek Oer Hollands 
Eline Krottje-Rovers over patronen: 

Geplaatst in de waan van de dag vond ik het wonderlijk dat het woord Hoofddoek 
alleen nog maar geassocieerd wordt met Islam en daarmee in symbolen discussie 
dreigt te geraken. Dit terwijl we er zelf ook zo�n rijk verleden in hebben. Wat is er mis 
met de hoofddoek, dacht ik?  

 
Tijdens het project �Hoofddoek Oer Hollands� heb ik op 10 januari 2007 de eerste Nationale 
Hoofddoekendag afgeroepen. Het belangrijkste onderdeel van dit project was de Feest op 6 

januari 2007, op de Grote Markt in Groningen. Om 
het project te kunnen realiseren heb ik samen 
gewerkt met familie, vrienden en kunstenaars. Doel 
van het project was om: De hoofddoek belichten 
vanuit de Nederlandse draagcultuur, de dialoog 
aangaan met de mens op straat en het doorbreken 
van het huidige denkpatroon. Gedurende de 
Happening hebben we ansichtkaarten, het magazine 
�doetumijDEZEmaar� en het �Roodkapje� icoon 
uitgedeeld aan passanten en vele discussies 
gevoerd. Het mooie aan het project was de interactie 
die ontstond tussen de passanten, de marktkooplui 

en ons, de initiatief nemers. Gedurende de discussies en vele gesprekken zag je de mensen 
echt een stap maken.  
Eerst van het boze �ze passen zich maar aan� naar, ach ja, dat is ook zo, ik heb zelf vroeger 
ook een hoofddoek gedragen�.  
 
 
3.2 Het gezicht van Kunst? 

 
Kan Kunst bijdragen tot maatschappelijke ontwikkeling? Geen makkelijk te beantwoorden 
vraag. Zoals al gezegd zijn de jaren 1960 en 1970 cruciaal. Maar is het geen vraag die 
opdrachtgevers en kunstenaars zich al eeuwen stellen? Als ik even heel kort terug kijk in de 
middeleeuwen waar de kunstenaar als ambachtsman gold en de opdrachtgever de kerk was, 
dan speelde kunst in de kerk eigenlijk de rol van een beeldverhaal. Het volk kon niet lezen of 
schrijven, maar wel kijken en luisteren. Kunst had in die dagen een sterk opvoedend karakter 
en was daarmee doelmatig. Communicatie en interactie zaten er al vroeg in. De rol van de 
kunstenaar in de loop van de eeuwen wel wat verandert.   
Michelangelo zei het al: �schilderen doe je met het brein�.  
Kunst als hersengymnastiek?  
 
Zo kon in de jaren 1960 tot 1984 de Duitse kunstenaar Joseph 
Beuys zijn ideeºn volledig ontwikkelen. Hierbij ging hij uit van 
herstel van het harmonische evenwicht van onze maatschappij. Het 
organische proces van het kunstwerk was van belang. Beuys vond 
zelf het �Sociale Sculptuur� zijn belangrijkste werk. Hij geloofde 
heilig in de kracht van herstel en energie en harmonie. Voor Beuys 
was ieder mens verantwoordelijk is voor de maatschappij waarin hij 
leeft.  
Kunst als politiek model? 

 
De ideeºn van de Nederlandse kunstenaar Wim T Schippers zijn van 
een heel andere orde. Met zijn levensfilosofie als leidraad: �het leven 
slaat nergens op�, heeft zijn kunst een ontwapende speelse humor 
waardoor hij vaak wegkomt met de meest absurde ideeºn. Zijn werk 
kenmerkt zich door een grote verscheidenheid. Hij werkt bij radio en 



 
 

  18 

 
 
 
Microkrediet helpt de armen niet  

TV als presentator, schrijft toneelstukken, organiseert acties en maakt beeldend werk. Hij 
verbasterd woorden en lanceert kreten die opgenomen worden in de Nederlandse taal. 
Hierbij denk ik aan het woord �Joe� een samenvoegen van jij en u. Persoonlijk verdenk ik 
hem ervan het Groningse �Joe�, wat �u� betekent te hebben samen gevoegd met het Engelse 
�You�  wat zowel jij als u betekent. Maar ja, dat is een eigen theorie. Het zal mijn eigen 
Groningse inborst wel zijn dat ik dit wil denken. Maar ook een kreet als Prima de Luxe wat 
een gevoel van algeheel welbevinden moest uitdrukken was van hem. Hier kan ik niks 
Gronings aan ontdekken, hmmm jammer.  
Kunst als kameleon? 
 
Voor een groep kunstenaars waartoe ook Contant Nieuwenhuys behoorde, de door Franse 
filosoof Guy Debord geïnspireerde beweging �Situationiste 
Internationale�, was kunst volledig inwisselbaar voor sociaal-politieke 
analyse. Het streven van deze groep was een betere samenleving voor 
de leden. Participatie aan de acties door buitenstaanders was niet 
gewenst en zou zeker geen verandering of verbetering opleveren. Nee, 
totale revolutie of helemaal niets en Kunst was achterhaald. Het grote 
gebaar moest worden gemaakt. Wij tegen de rest was het devies. Daar 
kun je je toch makkelijk in verslikken in zo�n grote brok. Vanaf eind 1970 
bleef het lang stil rondom de geºngageerde kunst����.  
Kunst als tegenwicht? 
 
In de hedendaagse geºngageerde kunst is het grote revolutionaire model volgens de 
situationisten �de absolute utopie� volledig achterhaald. Het nieuwe ideaal is de micro-utopie. 
Dit micro-begrip toont zich in alles in de maatschappij, kleinschaligheid is weer in. Micro-
crediet is ook zo�n begrip geworden en waar vroegen alles 
gecentraliseerd moest worden is tegenwoordig decentralisatie 
weer helemaal hot. Klein, knus, gezellig, overzichtelijk en 
behapbaar moet het zijn, dus ook in de kunst. Bewustzijn van 
de mogelijkheid van bemiddeling is van belang, het geloof in de 
maakbaarheid van de maatschappij. Het Kleine Contact lijkt een 
bewuste keuze, een kracht, in plaats gekomen van de Grote 
Verandering. Het probleem hierin lijkt het gevaar van eilandvorming, alles raakt versplinterd. 
Hoe mooi al deze kleine eilandjes verder zijn, onderling contact is er meestal nauwelijks.  
De context is van belang, de individu in relatie tot de maatschappij en de maatschappij weer 
tot de kunst. Dit klinkt toch nog aardig ambitieus, gelukkig maar.      
Kunst als maatschappelijk model? 
 
Martijn Engelbregt maakt die individuele onvrede mooi zichtbaar met zijn project 
�onvredezak� in de Vlaardingse woonwijk Hoogstraat. Waarin drie jaar lang �de onvredezak� 
bij het grof vuil gezet kan worden. �De onvrede zak� wordt op gezette tijden op gehaald Ø 
voilÆ een schone lei als resultaat.  
Kunst als probleemoplosser?? We mogen wel uitkijken, straks staat de hele wereld op de 
stoep.   
  
Bij de kunstenares van Heeswijk staat de ontmoeting centraal. Zij is ervan overtuigd dat 
communicatie en uitwisseling tot verbetering van leefsituatie leiden. In haar werk vormen het 
proces en wat er uit het project voortkomt het product. Belangrijk voor haar is de koppeling 
aan het plaatselijke, het regionale, micro, micro, micro�.. Zij werkt graag samen met 
verschillende disciplines maar ook met de bewoners van een wijk. Ze vindt het belangrijk om 
een plaats te creºren voor dialoog. Haar idee is: door middel van het verlenen van identiteit 
ontstaat er een eigen cultuur.  
Kunst als naamgever?  
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3.3 De plek van het Instituut Marie-Antoinette 
Om het Instituut Marie-Antoinette goed te plaatsen, ga ik terug naar het begin van de Fluxus 
beweging waarvan Georg Maciunas de oprichter was. Fluxus stond niet alleen voor het 
steeds veranderende karakter van de groep, maar ook voor de verbanden tussen de 
uiteenlopende activiteiten en disciplines. Het streven van de Fluxuskunstenaars was het bij 
elkaar brengen van kunst en dagelijks leven. Kunst en leven moesten elkaar bepalen. De 
acties waren over het algemeen tijdelijk en licht ontregelend. In deze gedachte vindt IMA 
haar wortels.  
Het IMA-ter bevordering van het kleine gebaar, heeft als doelstelling: faciliteren van en 
vormgeven aan �Het kleine gebaar�, in de breedste zin van het woord. Hierbij kun je 
natuurlijk allerlei verschillende activiteiten bedenken, van performance tot het schrijven van 
een boek. Soms zullen deze activiteiten solo zijn, maar het kan ook zeer goed in 
samenwerkingsverband met verschillende disciplines. Wat het IMA belangrijk vind in haar 
kunstzinnige projecten, zijn de verbanden en de zorg voor samenhang.  
Dit had Joseph Beuys goed in de gaten. In zijn kunst ging hij in mijn visie uit van het holisme. 
Ik heb hem het woord nergens zien gebruiken maar in wat hij zegt en laat zien, zoekt hij altijd 
naar samenhang binnen de systemen en de energie die dit genereert. Hierbij denk ik 
bijvoorbeeld aan zijn installatie �Honingpomp�. Wie dat weer lekker los gooit en bijna als een 
ontdeugend jongetje in een snoepjeswinkel rondbanjert, is Wim T Schippers. Dwars tot op 
het bot. Lekker, dat geeft maar weer eens even lucht en een heel frisse blik. Net als in het 
werk van Schippers speelt bij Martijn Engelbregt ontregeling een grote rol. Wat het werk van 
deze twee heren kenmerkt is hun gevoel voor humor die de liefde voor het menselijk 
onvermogen verraad. Ik bedoel maar, een werk als �Tegenscript�, waarin Engelbregt een 
model biedt aan de mensheid, om ons te �verlossen� van alle telemarketeers en daar al 
doende nog van te genieten ook, verzin je niet zomaar.  
Heel anders is het werk van Jeanne van Heeswijk, in haar werk geen ontregeling te zien.  
Maar juist door het werken in teamverband met verschillende disciplines, het zoeken naar 
nieuwe mogelijkheden en inzichten. Het proces van het samenspel is van belang.  
Het IMA stelt mij persoonlijk in staat om de zaken vanuit verschillende perspectieven te 
belichten. Dit vind ik prettig, projecten bevatten een zekere complexiteit en dan is het goed 
om af en toe te kunnen �stuiteren�, zoals ik dat noem. Als ik heel diep in een project zit is het 
belangrijk om ook weer afstand te kunnen nemen. In en uit. Of zoals Beuys zegt: �Durf af te 
wijken van het vastgeroeste denkpatroon�. Als kunstenaar geeft het IMA mij een grote 
vrijheid van handelen. Speels kan ik van het ØØn naar het ander, zoekend naar verdieping in 
mijn werk. Energiek, dwars, humorvol en spelend. Juist dat blijven spelen, het open houden 
van het vizier, met behoudt van eigenheid is voor mij als kunstenaar belangrijk. Als ik kijk 
naar de kunstenaars en stromingen die ik behandel in mijn scriptie zie ik dat als een 
belangrijke bindende factor: eigenheid en plezier.  
Vanuit de doelstelling van het IMA: het bevorderen van het kleine gebaar, zal ik op 
kleinschalig niveau allerlei projecten organiseren, met het IMA als bindende factor. Deze 
projecten zullen een sociaal-maatschappelijk karakter dragen, meestal van tijdelijke aard zijn 
en zeker niet alledaags, althans dat denk ik nu. Want het IMA is een zeer jonge organisatie 
en nog vol in ontwikkeling. Ook hierin vind ik het belangrijk om het vizier open te houden. 
Niet zozeer op voorhand doel gericht te werk te gaan. Maar meer geleidelijk kijken hoe het 
IMA zich ontwikkeld en dan bijsturen opnieuw kijken enzovoorts. Dit is een reis waar ik mij 
zeer op verheug en waarvan ik ten volle ga genieten.  
Kunst als reis? 
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3.4 Conclusie 

 
Kan kunst bijdragen tot maatschappelijke ontwikkeling? Tja, dat blijft een moeilijk te 
beantwoorden vraag. Vooral als het kunst maar blijft behagen om af en toe de prima donna 
uit te hangen. Beetje spelen en koketteren met mens en werkelijkheid. Nuffig en behaagziek, 
ik bedoel maar in het licht van bovenstaande blijft kunst maar veranderen. Dan weer speels, 
of juist serieus, of het moet een statement zijn, of voor verzoening zorgen, of als katalysator 
dienen. Dit doet mij een beetje denken aan het manifest dat ik ooit geschreven heb, waarin ik 
beschreef dat kunst van alles, doet, moet, is, vindt maar wat wil Kunst nu eigenlijk zelf? Hoe 
staat het met de Autonomie van Kunst? Welke rol speelt de Autonome Kunst eigenlijk in 
onze maatschappij? Die van drager, spiegel, wrijfsteen, reflector, beweger, mooi maker? 
Welke rol wil Kunst spelen? En niet onbelangrijk, welke rol de kunstenaar?  
 
Als ik zeg dat Kunst er simpelweg is en verder niets hoeft te produceren, geen activiteit of 
resultaat hoeft te generen, maar gewoon in de basis aanwezig. Dan is Kunst zelf een 
statisch ding. Wim T. Schippers riep het al over zijn pindakaas tapijt, a-dynamische kunst. 
Echte kunst dus, dat tapijt, want kunst doet niets anders dan er te zijn.  
Als Joseph Beuys zegt dat hij de vraag: �wat moet er geproduceerd worden en hoe denken 
wij daar over na�? De basis vindt van zijn kunstpraktijk en kunst in het algemeen. Beuys 
zegt: �Kunst beïnvloed onze cultuur en zo produceren wij spirituele goederen�. 
 
Kan het dan zo zijn dat Kunst zelf een constante is, een vast gegeven en dat de 
maatschappij daarom heen draait? Als een satelliet? 
 
 
 
 
 
 
 
 
 
 
 
 
 
 
 
 
 
 
 
 
 
 
 
 
 
Dit klinkt bijna als een geloof, pffff, zwaar hoor.  
 
Als geen ander kan kunst over de grenzen van de maatschappelijke disciplines heen. Dat is 
in mijn ogen ook de taak van Kunst. Juist het bewegen vanuit zichzelf, vanuit haar eigen 
autonomie, maakt haar interessant.  
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Aan de andere kant kun je ook last hebben van grenzeloosheid, 
en maar blijven draaien en draaien en draaien. �. 
 
Als ik kijk naar hoe kunst zich in de geschiedenis aansluit bij maatschappelijke bewegingen 
en daarop ingaat en van daaruit werkt, hierbij denk ik aan bijvoorbeeld de situationisten met 
het Grote Gevoel en dan nu het maatschappelijk kleinschalig micro-gevoel, dan mis ik van 
Kunst uit een eigen visie. Wat vind Kunst zelf dat haar culturele rol moet zijn in de 
maatschappij? Overkoepelend bedoel ik. Hiermee doel ik niet op alle beleidsnota�s en 
procedures, die zijn er genoeg. Nee, over inhoud en samenhang zou het vanuit Kunst zelf 
meer moeten gaan. Een dergelijke visie heb ik gedurende mijn onderzoek voor deze scriptie 
niet kunnen ontdekken, tenzij ik iets gemist heb natuurlijk.  
Dan moet ik het allemaal nog maar een keer overdoen�..neeeehhh. 
 
Zolang Kunst zelf nog geen overkoepelende visie, hiermee bedoel ik over de grenzen van de 
disciplines heen, heeft op haar eigen rol in de maatschappij, kan kunst dan bijdragen aan 
maatschappelijke ontwikkeling? Incidenteel en met kleinschalige projecten, zoals nu veel 
gebeurt? Zelf geloof ik overigens zeer in kleinschaligheid. Maar wat zou de impact van Kunst 
kunnen zijn als ze werkt vanuit een samenhangende visie op haar eigen rol in de 
samenleving? Dat maakt Kunst autonoom over de materie heen en geeft een eigen stuur. 
Het geeft niet alleen een andere lading aan de vraag: Kan Kunst bijdragen aan 
maatschappelijke ontwikkeling? Maar ook aan kunst zelf.  
Aan de andere kant is misschien juist dat eigenwijze en nuffige van kunst haar kracht. Zorgt 
dit voor een interessante interactie tussen kunst en maatschappij. Kunst stelt de mensen en 
daarmee ook de kunstenaars voor raadsels en blijft maar boeien. Misschien is dat wel haar 
rol? Op het moment dat je denkt dat je het kan pakken, is het weer weg en dan jij er maar 
weer, hup achteraan. Zit het juist in de ongrijpbaarheid? Ook dat geeft een andere lading aan 
de vraag: kan Kunst bijdragen aan maatschappelijke ontwikkeling? Kunst moet zich toch 
vooral met de wereld blijven bemoeien en kunstenaars moeten daarbij hun eigen podium 
blijven creºren.  
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Nawoord: 
 
 
 
 
 
 
 
 
 
 
 
 
 
 
 
 
 
 
 
 
 
 
 
 
 
 
 
 
 
 
 
 
 
 
 
 
 
 
           Het schip is af 

Het huis moet weg 
De werf gaat door 

 
Eline, 2006 
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Bijlagen:  
 

1: Literatuurlijst 
  De tweede helft     - Ad de Visser 
  The secret Block for a secret person in Ireland - Joseph Beuys 
  Easy fun ethereal     - Jeff Koons 
  Angst en (on)veiligheid    - Open: uitgave NAI 
  Wat is Dat Filosofie?     - Martin Heidegger 
  De Scheppende Mens    - Carl Gustav Jung 
  Nietzes Cultuurkritiek  

in de Unzeitgemasse Betrachtungen  - Gerard Visser 
Algemene kunstgeschiedenis   - Honeur & Flemming 
Nieuwe symbolen voor Nederland   - Rutger Wolfson 
De verzegelde tijd     -  Andrei Tarkovski 
De wereld van Duchamp    -   
Goede bedoelingen     - Erik Haggoort 

  The adventure and travels about serendipity -  Hannes & Barber 
  Mijn vrijheid      - Hirschi Alie 
  Kunst + engagement = nice    - Rutger Pontzen 
  In gesprek met Beuys    - Volker Harlan 
  In plaats van reorganiseren    - Joop Swieringa &  
          Bianca Elmers 
  Dit is Nederland     - Martijn Engelbregt 
   
2: Websites 
  www.Kunstentheorie.nl  
  www.TSS.nl 
  www.kunstbus.nl 
  www.deontelbaren.nl 
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Homo ludens versus egoïstische survivor 
 Geschiedenis van de economie 
                       Manifest   - Georg Maciunas 
                       Wie is er bang voor interpretatie? - Katalin Herzog 
 Nog niet kunst  - Janneke Wesseling  
 Openbaar kunstonderzoek  - Joop Limburg 
 Geen excuus voor Mondriaan  - Rudi Fuchs 
 Het monoculturele drama  - Jan W Duyvendak 
 De sterkste wint  - Joep van Lieshout 
 Ik speel de essentie van de Hond -  Wilfried Takken 
  De macht van het Kunstbedrijf    -  Rutger Pontzen 
  De ander en ik      -  Dominiek Ruyters 
  Ambitieuze onzichtbaarheid     -  Sjaak langeberg 
  Overal lege hulzen      -  Janneke Wesseling 
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Begrippenlijst: 
 
 
 

Georg Maciunas  :  (1931 - 1978) werd geboren in Kaunas in Litouwen, 
maar woonde vanaf 1948 in de Verenigde Staten, waar hij aan de Cooper Union School of 
Art studeerde. Hij werd bekend als ØØn van de oprichters was van de Fluxusbeweging. Hij 
propageerde Fluxus in New York, en later in Europa, door happenings en concerten te 
organiseren. In Europa initiºerde hij de geruchtmakende Fluxusconcerten in Wiesbaden, 
Parijs, Düsseldorf (Festum Fluxus Fluxorum in de Staatliche Kunstakademie), Amsterdam, 
Den Haag en Kopenhagen. 

Fluxus    : wilde als tegenbeweging tegen het abstract 
expressionisme de beeldende kunst uit zijn ivoren toren halen; mengvormen ontwikkelen en 
dØmystificeren, zoals John Cage dit in de muziek had gedaan. 'Fluxus-composities' zijn vaak 
speels, meestal tijdgebonden (soms zeer kort) en eigenlijk steeds zØØr onorthodox. 

Guy Debord   : Onder leiding van Guy Debord voerde de 
Situationistische Internationale vanaf 1957 een felle strijd tegen de opkomende macht van de 
media, de consumptiemaatschappij en bestaande artistieke en maatschappelijke normen.  
Guy Debord groeide op in Nice en begon zijn tegendraadse activiteiten als filosoof en activist 
in deze stad. In het najaar van 1951 trok hij naar Parijs nadat hij op het Festival van Cannes 
een groepje jonge oproerkraaiers ontmoette, die er een experimentele film vertoonden, en 
keet schopten. Dat lag hem wel. Hij reisde hen achterna. Parijs zou zijn thuishaven worden.  
 
Situationiste Internationale : De leden van de Situationistische Internationale 
streefden ernaar om kunst een onderdeel van het allerdaagse leven te maken. Hun strijd 
tegen de autonomie van de kunst leidde er uiteindelijk toe dat de beweging genoodzaakt was 
zichzelf op te heffen, om de geschiedenis in te gaan als de laatste avant-garde beweging 
van de twintigste eeuw. 
 
Derive    : In de late jaren vijftig en vroege jaren zestig verenigden 
de Situationisten onder leiding van Debord politiek activisme en speels experiment in de 
zogenaamde dØrives, dagen- of nachtenlange zwerftochten door Parijs, langs braakliggende 
terreinen, nachtkroegen en Arabische buitenwijken. Het waren omzwervingen die een ander 
gezicht van de stad openbaarden, chaotisch en onvoorspelbaar. Debord beschrijft de dØrive 
als het lopen in de stad zonder een specifieke bestemming, om zich zo opnieuw over te 
kunnen geven aan de prikkels van de omgeving en de daarmee gepaard gaande 
ontmoetingen. Het verhevigde bewustzijn van de invloeden die de stedelijke omgeving 
uitoefent, maakt een kritische ondervraging van bestaande sociale condities mogelijk. 
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