
 
 

 

Hommage aan Julio Le Parc, 
voorloper van de op-art en de kinetische kunst 

 

 

Brafa 2017 brengt een eerbetoon aan Julio Le Parc, een 

historische en invloedrijke kunstenaar van de 

hedendaagse creatie.  

Le Parc werd geboren in 1928 in Argentinië en geldt als 

de voorloper van de op-art en de kinetische kunst. Hij is 

stichtend lid van G.R.A.V. (Groupe de Recherche d’Art 

Visuel) en won in 1966 de internationale grote prijs voor 

de schilderkunst op de Biënnale van Venetië. Julio Le 

Parc is een geëngageerd kunstenaar en een man uit één 

stuk.  

Zijn overvloedige en veelvormige werk is volledig 

doordrongen van een zoekende en experimentele 

ingesteldheid. Het verkent het visuele veld, beweging en 

licht, alsook de relatie tussen het kunstwerk en de 

toeschouwer.  

 

Korte biografie 

Julio Le Parc wordt geboren op 23 september 1928 in de stad Mendoza, aan de voet van het 

Andesgebergte, 1100 kilometer van Buenos Aires, als tweede zoon in een bescheiden familie. Op 

school blijkt hij bijzonder veel aanleg te hebben voor tekenen. Hij begint al op heel jonge leeftijd te 

werken en rijgt de baantjes aaneen. Zijn familie verhuist in 1942 naar Buenos Aires, waar hij avondles 

volgt aan de School voor Schone Kunsten en les krijgt van Lucio Fontana, de oprichter van het 

spatialisme. Al zeer vroeg toont Le Parc belangstelling voor avant-gardistische kunststromingen en 

maakt hij zijn eerste schilderijen, etsen en monoprints. Dankzij een beurs van de culturele dienst van 

de Franse ambassade verhuist hij in 1958 naar Parijs, waar hij het werk van hedendaagse en avant-

gardistische kunstenaars bestudeert. In 1960 richt hij de G.R.A.V. (Groupe de Recherche d’Art Visuel) 

op, samen met Horacio Garcia Rossi, François Morellet, Francisco Sobrino, Joël Stein en Yvaral. 

G.R.A.V. koestert de ambitie om kunst te creëren die toegankelijk is voor iedereen, waarbij de 

toeschouwer de kunstwerken kan aanraken en manipuleren. Dat maken de kunstenaars ook duidelijk 

in een manifest met de titel ‘Genoeg misleidingΩ, dat ze voorstellen tijdens de 3e biënnale van Parijs 

in oktober 1963: 

ά²ƛƧ ǿƛƭƭŜƴ ƛƴǘŜǊŜǎǎŜ ƻǇǿŜƪƪŜƴ ōƛƧ ŘŜ ǘƻŜǎŎƘƻǳǿŜǊΣ ƘŜƳ van zijn geremdheid verlossen, hem op zijn 
gemak stellen. 

Wij willen hem doen deelnemen. 



Wij willen hem in een situatie plaatsen die hij zelf ontlokt en verandert. 
Wij willen dat hij zich richt op interactie met andere toeschouwers. 

Wij willen bij de toeschouwer een sterk vermogen van perceptie en actie ontwikkelen.έ 
 

Le Parc experimenteert veelvuldig met diepte, licht, kleur en mobiles, en richt zich daarbij op de 

‘perceptuele’ kunst. Zijn eerste persoonlijke tentoonstelling vindt plaats in 1966 in Howard Wise in 

New York, en daarna in Frankrijk in galerie Denise René. In datzelfde jaar ontvangt hij de 

internationale grote prijs voor schilderkunst op de Biënnale van Venetië. In 1967 wordt hij gekroond 

tot Ridder in de Orde van de Kunsten en Letteren door André Malraux, de Franse minister van 

Cultuur. Na de gebeurtenissen van mei ’68, waaraan hij actief deelneemt (ontwerpatelier voor 

affiches), wordt hij verbannen uit Frankrijk. Al na een paar maanden echter keert hij terug naar 

Parijs, na protest van Franse kunstenaars en intellectuelen. Kort daarna valt G.R.A.V. uiteen. Le Parc 

botst met de artistieke voorschriften van zijn tijd, annuleert zijn deelname aan Documenta en boycot 

de Biënnale van São Paulo. In 1970 verhuist hij zijn atelier naar Cachan, aan de rand van Parijs, en 

trekt hij naar Centraal-Amerika om er de vrijheidsstrijd van de Latijns-Amerikaanse volkeren te 

steunen. De Kunsthalle van Düsseldorf wijdt in 1972 een eerste grote retrospectieve tentoonstelling 

aan Le Parc, maar vervolgens slaat hij een aanbod voor een tentoonstelling in het Musée d’Art 

moderne de la Ville de Paris af … door een munt op te gooien! Hij sluit zich aan bij de beweging van 

kunstenaars die gekant zijn tegen het nieuwe nationale kunstencentrum Georges Pompidou. Le Parc 

is inmiddels uit de gunst geraakt bij tal van conservatoren en directeurs van culturele instellingen, 

maar desondanks blijft hij vanuit zijn atelier naarstig voortwerken en produceren. In 1989 wint hij de 

eerste prijs op de Biënnale voor Amerikaanse kunst in Cuenca, Ecuador: hij schenkt de helft van zijn 

prijzengeld aan het Nicaraguaanse volk, en de andere helft aan de Biënnale van Cuenca om twee 

prijzen op te richten voor jonge Latijns-Amerikaanse kunstenaars.  

Zijn eerste wederoptreden op de internationale scene volgt in 2005 dankzij de stichting Daros in 

Zürich, die 45 kunstwerken bijeenbrengt onder de naam ‘Le Parc Lumière’. In 2012 neemt hij deel 

aan ‘9ǊǊŜΣ ǾŀǊƛŀǘƛƻƴǎ ƭŀōȅǊƛƴǘƘƛǉǳŜǎΩ, een collectieve tentoonstelling in het Centre Pompidou van 

Metz. In 2013 biedt Jean de Loisy, die het Palais de Tokyo heropent na tien jaar sluiting, hem 2000 m² 

in plaats van de 500 m² die aanvankelijk waren voorzien. Een bekroning van zijn kunnen, want de 

pers is vol lof en het publiek dolenthousiast. 

In 2014 ontvangt Le Parc het Legioen van Eer en exposeert hij voor het eerst solo in het Verenigd 

Koninkrijk, in de Serpentine Gallery (Londen). In 2015 wordt hij uitgeroepen tot ‘uitzonderlijke 

ǇŜǊǎƻƻƴƭƛƧƪƘŜƛŘ Ǿŀƴ ŘŜ !ǊƎŜƴǘƛƧƴǎŜ ŎǳƭǘǳǳǊΩ. Na een vruchtbare samenwerking met kunstenaars zoals 

Josef Albers, Daniel Buren en Hiroshi Sugimoto, ontwikkelt Hermès in datzelfde jaar een oplage van 

zestig unieke variaties op zijn beroemde carré-sjaals, gebaseerd op Le Parcs werk La Longue Marche, 

een initiatief van Pierre-Alexis Dumas. 

 

Zijn werk 

Julio Le Parc maakt sociale, interactieve kunst. Zijn werken zijn veel meer dan een eenvoudig spel van 

licht, vorm en kleur. Ze worden geactiveerd door de fysieke interactie van de toeschouwer: 

bewegingen van het netvlies, het lichaam ... Zijn schilderijen, beeldhouwwerken en bewegende 

installaties proberen, zoals de kunstenaar het zelf verwoordt, άŜŜƴ ŀƴŘŜǊ ƎŜŘǊŀƎ ōƛƧ ŘŜ ǘƻŜǎŎƘƻǳǿŜǊ 

uit te lokken (...) om samen met het publiek de middelen te vinden om passiviteit en ideologische 

afhankelijkheid of conditionering te bestrijden, door vermogens van reflectie, vergelijking, analyse, 

creatie en actie te ontwikkelen.έ 



Le Parc probeert een specifieke reactie uit te lokken: geconfronteerd met zijn kunstwerk moet de 

toeschouwer zijn eigen oriëntatiepunten verliezen, en vervolgens om zich heen kijken om een nieuw 

perspectief te scheppen. Zijn ‘lichtspelen’ zijn bijvoorbeeld meer dan een simpel visueel effect: ze 

stellen ook vragen bij onze relatie tot de wereld. Het licht op zich is overigens meer dan een simpel 

medium, het helpt Le Parc om zijn doel te bereiken: een kunstwerk creëren dat constant in 

verandering is. Het resultaat is een onvoorspelbaar en oneindig spel van schaduw en licht. Voor de 

bezoeker is het een esthetische ervaring van volledige onderdompeling. Voor de kunstenaar is het 

een kwestie van ΨŘe omverwerping van de traditionele opvattingen van de kunst, van haar opbouw, 

voorstelling en appreciatie, aan te vangen en voort te zetten.’ 

Al bijna zestig jaar lang ontwikkelt deze harde werker een veelvormig werk, waarin teksten, 

woordboodschappen, spelletjes, uitvindingen, interventies, initiatieven, posters, tekeningen, 

ondervragingen, visuele en tastbare trajecten voortdurend hand in hand gaan. Er is een grote 

samenhang tussen zijn persoonlijke en collectieve activiteiten, met als rode draad het opnieuw ter 

discussie stellen van het idee van hiërarchie, van passiviteit van de toeschouwer, van de 

machtsrelaties tussen de officials van de kunst en de kunstenaar. 

De kunstwerken van Le Parc zijn te zien in talloze musea en collecties wereldwijd, zowel in Latijns-

Amerika als in Europa en de VS. 

 

Kinetische kunst en op-art 

De kinetische kunst (of kinetisme) wordt gekenmerkt door kunstwerken die volledig of gedeeltelijk in 
beweging zijn. Die beweging kan op natuurlijke (wind, zwaartekracht …) of niet-natuurlijke wijze 
(motor, toeschouwer ...) in gang worden gezet. De eerste experimenten gaan terug tot de jaren 1910 
met het futurisme, gevolgd door een aantal werken van Marcel Duchamp. Later vindt Alexandre 
Calder zijn beroemde mobiles uit, vederlichte sculpturen van draden en metalen stukjes in diverse 
vormen, die door de luchtstromingen in beweging worden gezet.  
 
De term optische kunst of op-art heeft betrekking op de artistieke zoektocht die de feilbaarheid van 
het oog benut aan de hand van optische illusies en spelletjes. In dit geval bestaat er geen fysieke 
beweging, maar gaat het om een eenvoudige perceptie van onze hersenen, die dit als dusdanig 
interpreteren. De illusie kan worden gecreëerd door diverse processen: manipulatie van 
geometrische tekeningen, het naast elkaar plaatsen van zwarte en witte lijnen of felle kleuren … Op-
artwerken zijn voornamelijk abstract. De oorsprong ervan gaat terug naar de visuele theorieën die 
Kandinsky en andere kunstenaars ontwikkelden in de jaren 1920, zoals Josef Albers en het Bauhaus. 
De beweging verwerft internationale erkenning in 1965 tijdens een tentoonstelling in het MoMA te 
New York, onder de naam ‘¢ƘŜ ǊŜǎǇƻƴǎƛǾŜ ŜȅŜΩ (Het ontvankelijke oog). De meest representatieve 
kunstenaars zijn Victor Vasarely (1906-1997), de oprichters van G.R.A.V. (Garcia-Rossi, Le Parc, 
François Morellet, Francisco Sobrino, Jean-Pierre Vasarely alias Yvaral) en Bridget Riley. Deze 
kunstvorm kent een onbetwistbaar succes in de jaren 1960, zowel bij de culturele instellingen als bij 
de critici en het grote publiek, onder meer door de grote tentoonstellingen die in dat decennium 
geregeld plaatsvinden. De populariteit neemt ook toe doordat mode- en grafische ontwerpers de 
visuele processen van deze kunstenaars gaan overnemen. Pas recent echter wordt de optische kunst 
als het ware opnieuw ontdekt en krijgt ze stukje bij beetje haar echte plaats in de kunstgeschiedenis. 
 
De zin voor grote afmetingen is altijd een constante geweest bij velen van deze kunstenaars. In het 
kielzog van de constructieve kunst hielden zij zich ook bezig met hoe hun kunstwerken zouden 
kunnen worden verwerkt in de architectuur.  
 



Enkele grote namen van deze beweging zijn Victor Vasarely, Yaacov Agam, Jesús Rafael Soto, Carlos 
Cruz-Diez, Karl Gerstner, Antonio Asis, Joël Stein, Frank Malina, Horacio Garcia-Rossi, Hugo Demarco, 
Francisco Sobrino, Ludwig Wilding, Mariano Carrera, Angel Duarte, Marta Boto, Nino Calos en 
uiteraard Julio Le Parc. 

 

Op BRAFA 

Het eerbetoon van Brafa omvat vier kunstwerken, die een strategische plek krijgen op de beurs: een 
Continuel Mobile van grote afmetingen uit 1963 in de hoofdingang van de beurs; een acryl op doek, 
Surface couleur (1970), in het midden van de beurshal; en tot slot twee Sphères, met een diameter 
van 2,10 meter, in elke patio aan het uiteinde van de gangpaden. Deze kunstwerken zullen prachtig 
opgaan in het algemene decor van de beurs, dat in het teken van de kinetische kunst zal staan. 


