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VOORWOORD Beeldhouwkunst verzet zich op assertieve wijze tegen definitie, hetzij door

Maia Murphy, Olivia Clark, substantie of textuur, grootte of vorm, duurzaamheid of presentatie —
elg gha"’lom Flint eigenlijk door elke categorie. Fenomenale vrouwen in de beeldhouwkunst is
edactie

een viering van deze eindeloze veranderlijkheid en een getuigschrift voor de
kunstenaars die het creéren van nieuwe vormen op verschillende manieren
hebben omarmd.

De meer dan 300 kunstenaars in dit boek zijn dan ook niet in een hokje
te plaatsen. Ze zijn geboren in 64 landen in de afgelopen 500 jaar en hun
werk getuigt van een opvallende creativiteit op het gebied van media,
vorm, techniek en onderwerp. Dit ondanks de historische en hedendaagse
uitdagingen die te maken hebben met geslacht, ‘ras’, identiteit en biografie,
die een vrouw die beeldhouwt tegen kan komen als zij toegang wil krijgen
tot opleidingen, materialen en platforms.

Wat de werken in deze bundel verbindt, is de manier waarop ze een
ontmoeting in de ruimte initiéren. Of ze nu op een sokkel staan of aan
het plafond hangen, driedimensionaal of plat zijn, gemaakt zijn van steen
of van garen, de sculpturen in dit boek stellen kijkers en kunstenaars in
staat om te interageren met een aanwezigheid in, een band op te bouwen
met, of te bestaan in een bepaalde tijd en plaats. In haar inleiding tot dit
boek schrijft Lisa Le Feuvre over sculptuur als zijnde ‘zowel een materieel
object als een uitnodiging om waar te nemen’. Het impliceert het bestaan
van de kijker, van onze ruimte delen met de lichamelijkheid ervan. De
nadruk die sculptuur legt op de relatie van het kunstwerk met zijn grond
of ondersteuning, met hoe het zich in zijn omgeving bevindt, maakt het
inherent relationeel.

Dat een boek als dit zelfs maar mogelijk is, is te danken aan het
wereldwijde en generaties lange netwerk van onderzoekers, geleerden en
voorvechters die ervoor gezorgd hebben dat de buitengewone bijdragen
van deze kunstenaars herinnerd worden. Fenomenale vrouwen in de
beeldhouwkunst is alfabetisch gerangschikt op de achternaam van elke
kunstenaar en volgt het voorbeeld van Phaidons 7The Art Book reeks,
waardoor nieuwe verbanden en verrassende tegenstrijdigheden worden
ontdekt tussen kunstenaars en kunstwerken die buiten chronologische of
geografische kaders vallen.

Het zet het project voort dat werd gestart door Rebecca Morrill die als
redacteur voor Het Grotedrouswen Kunst Boek (2020) en Fenomenale vrouwen
in de schilderkunst (2022), deze publicatie zag als de volgende in de reeks.
Dit boek pretendeert niet een volmaakte lijst van de grootste kunstenaars
te presenteren, omdat een dergelijke poging nog vele honderden pagina’s
zou vergen en de samenstelling ervan onvermijdelijk een element van
subjectiviteit met zich mee zou brengen. In plaats daarvan is het een
eerbetoon aan de lange en rijke geschiedenis van vrouwelijke kunstenaars
die via de beeldhouwkunst nieuwe manieren bedenken voor creatie en het
ervaren van de wereld.

8 VOORWOORD



INLEIDING

Lisa Le Feuvre

Beeldhouwen, driedimensionale vormen van vast materiaal.
Nooit wat ik doe!*

Gego

Dankzij een netwerk van artistieke studies dat zich uitstrekt van de 15¢ eeuw

tot nu geeft Fenomenale vrouwen in de beeldhouwkunst een reeks codrdinaten

voor het denken over beeldhouwkunst. Dit transhistorische en transnationale
overzicht maakt een reis door, met en rond de beeldhouwkunst. Het laat zien dat
beeldhouwkunst een vaste driedimensionale vorm kan zijn, gemaakt van, al dan
niet vast, materiaal. Het citaat hierboven is van Gego (p.115), een kunstenaar wiens
opvatting van beeldhouwkunst als een zwaar, onbeweeglijk, stevig gesitueerd en
statisch object haar de term ‘beeldhouwkunst’ deed verwerpen voor haar eigen
werk. Toch staat ze hier, in een boek gewijd aan beeldhouwkunst. Hoe kan dat? Als
architect en ingenieur breidde Gego de punt uit tot een lijn en cre€erde ze vlakken,
volumes en driedimensionale projecties in de ruimte. Met structuur, schaal en
zwaartekracht — primaire aandachtspunten in de beeldhouwkunst — maakte zij
verzamelingen van lijnen die trillen in de ruimte. Sommige zijn spinnenwebben
die kamers vullen, andere zijn trapsgewijze lijnen en uitrekkende geometrische
vormen. In alle gevallen moedigen haar sculpturen — want dat zijn ze zeker —
degenen die ze waarnemen aan om beter te kijken, dieper na te denken en alle

zintuigen te betrekken bij de ervaring van de wereld.

*

In haar fundamentele tekst ‘Sculpture in the Expanded Field’ uit 1979 beschreef
kunsthistorica Rosalind Krauss de verschuivende grenzen van de beeldhouwkunst:

De afgelopen tien jaar zijn er nogal verrassende dingen beeldhouwwerk gaan
heten: smalle gangen met tv-schermen aan de uiteinden; grote foto’s die
wandelingen door het platteland documenteren; spiegels die in een vreemde
hoek in gewone kamers zijn geplaatst; tijdelijke lijnen die in de bodem van de
woestijn zijn uitgehakt. Niets, zo lijkt het, zou zo’n bonte verzameling het recht
kunnen geven om aanspraak te maken op de categorie van de beeldhouwkunst.
Tenzij die categorie bijna oneindig kneedbaar kan worden gemaakt.>

Er kunnen sculpturen worden gemaakt van flikkerende televisieschermen. Shigeko
Kubota (p.170), een kernlid van de Fluxusbeweging, maakte videosculpturen met
behulp van de objectgebonden eigenschap van bewegende beeldschermen om de
veronderstelling dat tijJdgebonden ervaringen vluchtig en breekbaar zijn, ongedaan
te maken. Sculpturen kunnen zich in het landschap bevinden, ver van het museum
of de stedelijke omgeving. Beverly Buchanan (p.52), die zich in het hart van

land art bevindt, koos sculpturale locaties die historisch geladen zijn, maar haar
werken zijn ongemarkeerd en ver verwijderd van de internationale kunstmarkt.
Ook van spiegels kan beeldhouwkunst worden gemaakt. Alicja Kwade (p.173)
bouwt wiskundig nauwkeurige sculpturen die bollen van verschillende materialen

combineren met spiegels. Elk werk belichaamt, weerspiegelt en onthult systemen

INLEIDING 9



KELLY AKASHI

CULTIVATOR (HANAMI)

KWEKER (HANAMI)

2021, vlambewerkt borosilicaatglas en verloren-was
gegoten brons, 23 X 25,5 X 10,2 cm, collectie Sonya Yu

Kelly Akashi, geboren 1983, Los Angeles, Californié, VS.

20

Hoewel ze in verschillende disciplines werkt en zich vooral richt op beeldhouwkunst, is Kelly Akashi oorspronkelijk
opgeleid in analoge fotografie. Na haar afstuderen in 2006 keerde ze zich af van het medium en ontdekte ze soort-
gelijke tactiele kwaliteiten in het proces van mallen maken en gieten van objecten. Sindsdien heeft Akashi fossielen

en geologische tijdlijnen onderzocht als onderdeel van haar artistieke verkenningen. Misschien staan daarom thema’s
als duurzaamheid en transformatie centraal in haar werk. Met glasblazen, kaarsen maken en metaalgiettechnieken

en acryl, modder, touw en was experimenteert de kunstenaar voortdurend met nieuwe materialen. De geschiedenis
van het medium, de inherente materialiteit en de sociale context bepalen vaak haar creatieve output en worden

70 een integraal onderdeel van het verhaal van haar werk. Zoals in veel van Akashi’s sculpturen is de hand in
Cultivator (Hanami) gegoten naar het lichaam van de kunstenaar. Hanami, de Japanse traditie om te genieten van

de vergankelijke schoonheid van kersenbloesems, roept diepere vragen op over vergankelijkheid. Akashi maakt er

een punt van om haar anatomie op een natuurlijke manier weer te geven; dit kan een ouder wordende huid of lange
vingernagels inhouden, die de kunstenaar beschouwt als een ‘materiaal dat het lichaam produceert en dat een meting
van de tijd biedt’, zoals opgemerkt in een interview in 2023 voor Paris+ par Art Basel. Door botanische formaties op te
nemen die de gegoten vingers van de kunstenaar permanent verstrikken, is Cultivator (Hanami) een reliek dat verwijst
naar het menselijk leven, en begrippen als verleden, heden en toekomst laat vervagen. — JM



JANE ALEXANDER

BOM BOYS

1998, glasvezelhars, gevonden kleding, acrylverf,
synthetische klei en beschilderde vierkanten van
vezelplaat, 105 X 360 X 360 cm.

Jane Alexander, geboren 1959, Johannesburg,
Gauteng, Zuid-Afrika.

Jane Alexanders figurale installaties, tableaus en fotomontages sloegen een brug tussen het culturele isolement
van haar thuisland tijdens de antiapartheidsstrijd en een nieuw tijdperk: met de verkiezing van Nelson Mandela in
1994 werden steden als Johannesburg en Kaapstad culturele bakens en migratielocaties voor het hele Afrikaanse
continent. Deze dualiteit komt tot uiting in haar sculpturale werkwijze, die intiem van toon is maar politiek
resonerend, technisch rigoureus maar sociaal afgestemd, uiterlijk beestachtig maar nadrukkelijk menselijk.

Bom Boys, waarvan de afzonderlijke figuren in glasvezelhars uit één mal zijn gegoten maar voorzien zijn van
verschillende maskerachtige gezichten, is vernoemd naar graffiti in de Long Street in Kaapstad. De gelijknamige
‘jongens’ verwijzen naar de zwervende groepen straatjongeren die maar al te gewoon waren in een land dat toen
een diepgaande transitie doormaakte. Toen, net als nu, was Long Street een plek van toeristisch consumentisme
en zowel kleine als georganiseerde misdaad, een doorgangsweg waar de tegenstrijdigheden van deze vergulde stad
blootgelegd worden. Zoals zoveel van Alexanders projecten balanceert Bom Boys eigenzinnigheid met gevaar — haar
delicate constructies belichamen een ambivalentie die af en toe plaats maakt voor melancholie. - IB
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BEVERLY BUCHANAN

MIZ HURSTON’S NEIGHBORHOOD SERIES -
CHURCH

MIZ HURSTONS BUURT - KERK

2008, acryl op foam, 25,4 X 14 X 16,5 cm

Beverly Buchanan, geboren 1940, Fuquay-Varina,
North Carolina, VS. Overleden 2015, Ann Arbor,
Michigan, VS.

52

Beverly Buchanan groeide op in South Carolina en zag haar professionele leven beginnen in New York en New
Jersey in de jaren 1960 en begin 1970. Uitgerust met diploma’s in parasitologie en volksgezondheid, verliet de
kunstenares haar carriére als gezondheidsvoorlichtster in 1971 om zich in te schrijven voor de Art Students League,
waar ze studeerde bij Norman Lewis (1909-1979). In 1977 verhuisde ze terug naar Georgia en begon ze met het
maken van haar frustula, kleine groepjes rechthoekige betonnen platen met texturen gevormd door de afdrukken
van verschillende architecturen. Buchanan experimenteerde met tabbybeton, een plaatselijk materiaal dat kalk uit
oesterschelpen gebruikte als bindmiddel. Tabbybeton werd vaak gemaakt door tot slaaf gemaakte mensen voor
gebruik door koloniale kolonisten in kuststaten zoals Georgia. Het is moeilijk om te produceren en weerspiegelt de
toewijding van de kunstenaar aan het eren van de arbeiders op wier ruggen de Verenigde Staten werden gebouwd.
Haar Ruine-serie uit 1980 bestaat uit sculpturen die in de natuur zijn geplaatst om door gras en mos te worden
opgenomen. Buchanan stopte halverwege de jaren 1980 met het maken van betonnen werken en concentreerde zich
op haar ‘shack’ serie, die ze tot aan haar dood zou maken. De hutten, waaronder deze kerk, bestaan uit werken op
papier, foto’s en kleinschalige sculpturen gemaakt van fel beschilderd golfkarton, schuimkern, gevonden materialen
en hout. Ze verwijzen naar echte of ingebeelde mensen die de structuren verlevendigden en staan als stille
monumenten voor gemarginaliseerde geschiedenissen. — MS



HEIDI BUCHER

HAUTRAUM (RICKS KINDERZIMMER, LINDGUT
WINTERTHUR)

HUIDKAMER (RICKS KINDERKAMER, LINDGUT
WINTERTHUR)

1987, gaas, vislijm, latex, bamboe en draad,

ca. 350 X 500 X 500 cm, Migros Museum fir
Gegenwartskunst, Ziirich

Heidi Bucher, geboren 1926, Winterthur, Ziirich,
Zwitserland. Overleden 1993, Brunnen, Schwyz,
Zwitserland.

Heidi Bucher studeerde aanvankelijk modevormgeving aan de Kunstgewerbeschule Ziirich en werkte aan het eind
van de jaren 1940 en 1950 als illustrator. Aan het einde van de jaren 1960 begon Bucher met het maken van haar
‘skinnings’, werken die later haar nalatenschap zouden bevestigen als een kunstenaar die investeerde in ongewone
materialen. Ze drukte gaas tegen verschillende objecten die ze vervolgens bedekte met vloeibare latex. Terwijl

de latex uithardde, vilde de kunstenaar de objecten; de resulterende schillen fungeerden als gematerialiseerde
negatieven van de oorspronkelijke vormen. In het begin van de jaren 1970 creéerde Bucher in Los Angeles
‘Bodyshells’, grootschalige draagbare en geslachtsloze kostuums, waarin haar interesse voor beeldhouwkunst en
mode samensmolten. In 1974 keerde ze terug naar Zwitserland en woonde ze in een voormalige slagerij in Ziirich,
waarvan de wanden bedekt met houten panelen de inspiratie vormden voor haar eerste ruimtelijke lagen. Ze
bekleedde de oppervlakken aan de binnenzijde van het gebouw met latex, die ze vervolgens afpelde en inwreef met
parelmoerpigmenten om een fonkelend oppervlak te krijgen. Alsof ze de latexhuiden reanimeerde, blies Bucher
nieuw leven in deze spookachtige schillen. Als architecturale spoken hangen ze in de ruimte en hun gebruikswaarde
is volledig geneutraliseerd. Zonder deuren die open en dicht gaan of muren die strak en sterk staan, zijn het
speculatieve architecturen die lijken te bezwijken onder entropische druk. Ze vestigen de aandacht op de manieren
waarop de ruimte tegelijkertijd conditioneert en geconditioneerd wordt door de mens. — MS
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AYSE ERKMEN

PLAN B

2011, waterzuiveringsonderdelen met verlengde
pijpen en kabels, afmetingen variabel,
installatieweergave, ILLUMInations, 54¢ Biénnale
Venetié

Ayse Erkmen, geboren in 1949, Istanbul, Turkije.

90

Ayse Erkmen groeide op naast de Bosporus en ontwikkelde een verhoogde gevoeligheid voor de krachten van de
natuur die haar werk blijft inspireren. Ze maakt locatiegebonden, meeslepende werken die vluchtige elementen zoals
water en lucht gebruiken om de geschiedenis en sociopolitieke realiteiten te belichten en het collectieve geheugen
diep in te prenten. Vaak geintegreerd in architecturale elementen of gebruikmakend van industriéle materialen,
manipuleren haar kunstwerken alledaagse objecten en situaties terwijl ze gebruikmaken van spektakel en humor.
Haar werkwijze omvat een lang proces van distillatie dat resulteert in een eenvoud die didactiek of documentaire
vermijdt. Plan B, voor het eerst geinstalleerd op de 54e Biénnale van Veneti€ in 2011, is zeer demonstratief voor
Erkmens interesses en aanpak. De kunstenaar creéerde een volledig functioneel apparaat dat water omleidt van
een kanaal dat zichtbaar is vanuit de tentoonstellingsruimte, het reinigt en vervolgens terugbrengt naar waar het
vandaan komt. Dit industriéle filtratiesysteem was opgesteld in een circuit, met mechanische, sculpturaal uitziende
structuren die met elkaar verbonden waren door verlengde pijpen, alles met een kleurcode volgens de rol die het
speelde in het proces. Plan B herinnert aan het netwerk van kanalen dat Venetié kenmerkt en doet denken aan
dagelijkse systemen en processen, van de bloedsomloop tot de stroom van kapitaal en grondstoffen. - RH



ECLIPSE

ECLIPS uit de serie MUROS DINAMICOS
(DYNAMISCHE MUREN)

1968, gelakt hout, 201 X 76 X 73 cm,
Museu d’Art Contemporani de Barcelona

Helen Escobedo, geboren 1934, Mexico-Stad,
Mexico. Overleden 2010, Mexico-Stad.

HELEN ESCOBEDO

Als dochter van een Engelse moeder en een Mexicaanse vader verhuisde Helen Escobedo op haar zestiende naar
Londen om er beeldhouwkunst te studeren aan het Royal College of Art. Ze begon haar carriére met brons als haar
favoriete materiaal, maar al snel koos ze voor een totaal andere benadering, waarbij ze de ruimte centraal stelde en
experimenteerde met omgevingen in haar sculpturale en installatiepraktijk. Escobedo werkte ook in verschillende
media, waaronder tekenen, architectuur en design, en werd erkend voor haar bijdragen aan de Land Art beweging
in de jaren 1970. In een citaat op de website van het Museu d’Art Contemporani de Barcelona (MACBA) over haar
felgekleurde serie Dynamic Walls, waarvan er hier een wordt getoond, legt de kunstenaar uit: ‘Mijn bedoeling is dat
mijn sculpturen niet bestaan als kunstwerken, maar dat ze in massa kunnen worden geproduceerd in elke dimensie
en in de nodige kleuren. Ze kunnen dienen als decoratieve elementen, structurele muren of speelgoed.” Escobedo
wijdde ook een groot deel van haar leven aan het bevorderen van de kunst in haar geboortestad Mexico-Stad, waar
ze leiding gaf aan invloedrijke culturele instellingen, zoals het Museo Universitario de Ciencias y Arte (MUCA) en
het Museo de Arte Moderno. - SGU
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EVA HESSE

REPETITION NINETEEN 111

HERHALING NEGENTIEN 111

1968, 19 buisvormige eenheden van glasvezel-
polyesterhars, elk 48-51 cm X 27,8-32,2 cm,
Museum of Modern Art, New York

Eva Hesse, geboren 1936, Hamburg, Duitsland.

Overleden 1970, New York, VS.

140

In tegenstelling tot haar minimalistische collega’s — van wie de meesten mannen waren — die vaak werkten met
strikte rasters, identieke eenheden en harde materialen, omarmde Eva Hesse eigenzinnigheid, biomorfe vormen

en tactiele oppervlakken, waaronder latex, rubber, touw en glasvezel, en werd ze een van de grondleggers van

het postminimalisme. Ze voelde zich aangetrokken tot beeldhouwkunst vanwege de ruimtelijke en materiéle
mogelijkheden; voor Hesse kon beeldhouwkunst bestaan op de muur, het plafond en de vloer, vrij van parameters.
Ze geloofde dat haar leven en kunst onafscheidelijk waren en haar jeugdtrauma’s — haar familie ontvluchtte
Duitsland tijdens de Tweede Wereldoorlog en haar moeder pleegde kort daarna zelfmoord — bepaalden haar
praktijk. In een interview uit 1970 voor Arzforum gaf Hesse aan dat ze geinteresseerd was in het verkennen van ‘de
totale absurditeit van het leven,” door zowel tegenstrijdigheid als de betekenisvolle overdrijving die door herhaling
wordt bereikt te omarmen. Repetition Nineteen I1I is een van haar vroegste werken in glasvezel, een industrieel
materiaal dat een van haar favorieten zou worden vanwege de vervormbaarheid en de manier waarop het na verloop
van tijd veranderde (verkleurde en verslechterde). Ondanks hun gelijkenis heeft elk van de vazen een aparte vorm,
hun grillige profielen en zachte doorschijnendheid geven ze een sensuele, bijna levende aanwezigheid die Hesse zelf
in hetzelfde interview omschreef als ‘antropomorf” en ‘seksueel getint’. De onregelmatigheid van het werk in zowel
vorm als opstelling suggereert een non-conformiteit die een bepalend kenmerk is van het werk van Hesse. — L]



SHEILA HICKS

NOWHERE TO GO

NERGENS HEEN

2022, gepigmenteerde acrylvezel, afmetingen
variabel, installatie, Sheila Hicks: Off Grid,
The Hepworth Wakefield, VK

Sheila Hicks, geboren 1934, Hastings, Nebraska, VS.

Nadat ze tijdens haar studie aan de Yale School of Art in Connecticut pre-Columbiaans textiel had ontdekt en het
schilderen de rug had toegekeerd, ontving Sheila Hicks een Fulbright beurs om oude weeftradities uit de Andes

in Chili te bestuderen en door Zuid-Amerika te reizen. Vervolgens woonde ze van 1959 tot 1964 in Mexico. Ze
verhuisde naar Parijs en maakte deel uit van de internationale Fiber Art Movement van de late jaren 1960 en

1970. Haar daaropvolgende carriére kan worden gekarakteriseerd door een onwrikbare toewijding aan draden

en textiel als een bruikbaar medium voor een ambitieuze en innovatieve kunstpraktijk. Hicks’ kunst trotseert
vooroordelen over beeldhouwkunst als hard en onverzettelijk, en textiel als louter ambachtelijk, en valt ook op

door haar diversiteit: in haar veelzijdige processen — weven, wikkelen, draaien en stapelen; in haar verschillende
weergavemethoden, van rechthoekige reliéfwerken aan de muur die abstracte schilderijen weerspiegelen tot verticale
cascadezuilen van plafond tot vloer; en in haar uitersten qua schaal, van de geweven Minimes in zakformaat die

ze gedurende haar vijftigjarige carriére heeft gemaakt, tot monumentale installaties, zoals Nowhere To Go, en het
begeleidende werk Escalade Beyond Chromatic Lands (2016-2017), gemaakt voor de §7e¢ Biénnale van Venetié (2017).
Bundels levendige stoffen worden verzameld in netten om een lawine van zachte, kleurrijke keien te vormen, in
2022 in het magazine Sculpture omschreven als ‘pure verleiding.” — RM
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KARA WALKER

FONS AMERICANUS

2019, niet-giftig acryl- en cementcomposiet, recycleerbaar
kurk, hout en metaal, hoofdvolume: 13,2 X 15,2 X 22,4 m,
grot: 3,3 X 3,I X 3,2 m, installatieweergave, Hyundai
Commission: Kara Walker — Fons Americanus, Tate
Modern, Londen

Kara Walker, geboren 1969, Stockton, Californié, VS.
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In de loop der jaren heeft Kara Walker prints, schilderijen en vooral silhouetten gemaakt, die allemaal duidelijk een
sculpturale kwaliteit hebben. Ze heeft echter minder vaak geéxperimenteerd met conventionele beeldhouwkunst,
gericht op de westerse notie van monumenten die bedoeld zijn als structuren die een bepaald personage of
hoofdstuk in de geschiedenis herdenken. Dit was het geval met haar gigantische, met suiker bewerkte sfinx 4
Subtlery (2014), waarbij de Egyptische katachtige werd vervangen door een neergebogen en nogal seksueel expliciete
Tante Jemima-figuur; of de al even macroscopische Fons Americanus die ze in 2019 in opdracht maakte voor de
enorme Turbine Hall in Tate Modern, Londen. Ontworpen door Walker, maar losjes gebaseerd op Sir Thomas
Brocks (1847-1922) gedenkteken voor koningin Victoria (1911), gelegen in de buurt van Buckingham Palace, is

het werk een volledig functionerende fontein gemaakt van recyclebare en herbruikbare materialen, met water dat
uit de borst en de doorgesneden keel van het vrouwenlichaam spuit en de scéne domineert. Onder haar worden
kenmerkende thema’s uit de kunstenaarspraktijk, zoals slavernij en Europees kolonialisme, behandeld en verbeeld
in de vorm van zinkende vlotten in met haaien besmet water of stropdassen die aan een boom hangen. Walkers
‘monument’ viert niet, maar stelt eerder machtsmechanismen en de rol van het Britse rijk tijdens de trans-
Atlantische slavenhandel ter discussie. - MR



MEG WEBSTER

GLEN

1987/2022, aarde, vegetatie en stalen gaas,
afmetingen variabel, installatie, Artgenéve,
Geneve, 2022

Meg Webster, geboren 1944, San Francisco,
Californié, VS.

Sinds het begin van de jaren 1980 werkt de in New York gevestigde beeldhouwster Meg Webster op het snijvlak

van land art en post-minimalisme, waarbij ze natuurlijke materialen zoals zout, zand en aarde vormgeeft in strakke
geometrische vormen. Twee belangrijke vroege mentoren waren verbonden aan deze respectievelijke bewegingen:
net na het behalen van haar MFA aan de Yale University, was Webster in 1983 assistent van Michael Heizer (geb.
1944) en had ze haar eerste solotentoonstelling in New York in de Spring Street ruimte van Donald Judd (1928-
1994) in 1984. Circulaire ontwerpen, zoals kegels, heuvels en spiralen, domineren haar werk en vaak, zoals in het
geval van Glen, zijn het omhulsels die de bezoeker moet betreden. Deze multi-zintuiglijke ervaringen benaderen
architectuur maar blijven eerder intiem dan overweldigend. In Glen, ontworpen in 1987 maar voor het eerst
geinstalleerd in het Walker Art Center in Minneapolis in 1988, ademen zwaar beplante lagen een geur uit, zowel van
groei als van verval. Hooi, een materiaal dat de kunstenaar ook gebruikte in Soft Broch (1984/2022), ommuurt de
buitenomtrek en blokkeert het zicht op de bloeiende taluds binnenin. Geinformeerd door een waardering voor de
natuurlijke wereld en bezorgdheid over de achteruitgang ervan, treedt Webster in zekere zin op als tuinman om de
interactie van bezoekers met levende ecosystemen op verrassende en provocerende manieren aan te moedigen. — AT
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