
Petrichor is een uitnodiging om jezelf te  
laten beïnvloeden, intrigeren en transformeren, 
en om je gevoeligheid af te stemmen op de 
bijna onmerkbare processen die ons op elk 
gegeven moment omringen. Met herinneringen 
aan mensen, planten, dieren, objecten en land-
schappen, is de tentoonstelling die je vandaag 
ziet niet precies hetzelfde als die van gisteren 
of morgen. 

Petrichor is vernoemd naar de aardse geur 
van droge grond tijdens zomerregen en weer-
spiegelt het vluchtige karakter van de artistieke 
praktijken die in de tentoonstelling worden 
gepresenteerd. Wat als kunstwerken werden 
voorgesteld als lopende gebeurtenissen in 
plaats van als voltooide objecten, als voort-
durend veranderende processen, verschi-
jnend en verdwijnend in de tentoonstellings-
ruimte als meteorologische verschijnselen?  
Een soundtrack die een hele dag duurt, een 
beeld dat statisch lijkt maar geactiveerd wordt 
door beweging, of een object dat levenloos lijkt 
maar in actie komt door het zonlicht... 
 
	

Door herinneringen te kristalliseren of te  
vervormen, de levenscyclus van materialen 
te versnellen of te vertragen, verkennen de  
uitgenodigde kunstenaars verschillende strat-
egieën voor het omgaan met het gegeven 
tijd dat ons zowel omringt als samenstelt. Ze  
herinneren ons eraan dat wij zelf tijdelijkheden 
in constante beweging zijn, aggregaten van  
intieme herinneringen en zintuiglijke ervarin-
gen. Hun werken delen aandacht en gevoe-
ligheid voor niet-menselijke wezens. Of het nu 
gaat om planten, dieren, insecten of levenloos 
materiaal, ze nemen deel aan het artistieke pro-
ces en handelen onafhankelijk.

Het moment dat een werk een atelier verlaat, 
is het begin van iets nieuws, een ander proces 
wordt in gang gezet. De tentoonstelling wordt 
een opeenstapeling van meerdere verhalen, 
gebaren en micro-fenomenen, een hybride en 
verschuivend landschap dat al onze zintuigen 
aanspreekt. Door de bezoeker uit te nodigen 
om te vertragen en aandachtiger te kijken, 
creëert Petrichor voorwaarden voor het soort 
van vluchtige aandacht waardoor de belofte 
van eeuwige transformatie zichtbaar wordt die 
inherent aanwezig is in objecten en materialen. 
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Ismaïl Bahri 

Ismaïl Bahri is bijzonder gevoelig voor de  
ontmoetingen tussen zijn werken en wat hen 
omringt, en voor micro-fenomenen die deze 
ontmoetingen produceren. Als instrumenten 
voor het meten en aanhouden van de wereld, 
onderzoeken en onthullen zijn werken iets 
over de plaats waar ze worden gepresenteerd.  
Ze vestigen de aandacht op het zien, op de 
opeenvolging van verschijnen en verdwijnen.
	 Zijn praktijk is gebaseerd op de herhal-
ing van eenvoudige en nauwkeurige gebaren 
geschaald naar het lichaam: wrijven, knopen, 
oprollen, verfrommelen, vasthouden, maskeren, 
openen. Ondanks hun repetitieve karakter pro-
duceren deze gebaren altijd licht verschillen-
de uitkomsten. Het is dit verschil tussen het 
zorgvuldig geplande en het onverwachte waar 
kleine nuances en afwijkingen ontstaan. 
 

Line is een single shot-video, die bijna als 
een stilstaand beeld verschijnt; een druppel 
water van dichtbij gefilmd pulseert bijna on-
merkbaar op het oppervlak van de huid. Water 
functioneert als een optisch instrument, een 
vergrootglas dat het alledaagse maar betover-
ende fenomeen versterkt van het kloppen van 
bloed door het lichaam. Deze analogie tussen 
de druppel water en de lens van een camera 
benadrukt de verbondenheid van Ismail Bahri’s 
praktijk met het fotografische proces, beide 
gebaseerd op de trage openbaring van een 
beeld.

Ghost lines toont deze gevoeligheid door het 
manipuleren van de omringende elementen, in 
dit geval lichtstralen die de ruimte doorkruisen. 
Dit subtiele werk bestaat uit dunne pennen 
aan de muur die, wanneer ze door direct licht 
worden geraakt, een vluchtige schaduwtek-
ening onthullen. Ghost lines biedt een ijl, kort-
stondig spektakel, een notatie die verschijnt 
en verdwijnt in een cyclisch ritme, waarbij het 
potentieel van de zon wordt benut.
	 In de reeks sculpturen met de titel 
Recording maakt Ismaïl Bahri gebruik van een 
rol tape als middel om een bepaald landschap 
te registreren. Op deze soort filmrol vindt een 
overdracht van materie plaats. Het oppervlak 
van de tape vangt en bewaart materialen waar-
mee het in contact komt: zandkorrels, twijgen, 
stenen, insecten, onkruid... Wanneer het weer 
wordt opgerold, vormt het een cirkelvormig, 
fragiel object, een fragment van het landschap 
dat je met je mee kunt nemen. Het in CIAP gep-
resenteerde nestachtige object is een ‘opname’ 
afkomstig van een van de sterrils op een paar 
minuten lopen van C-Mine.



 To me, mystery is a movement rather than a 
state of being. It points to something that doesn’t 
necessarily reveal itself right away but develops 
slowly and gradually (…) It is a way of interpret-
ing the causes through attentive observation of  
their effects. 

Ismaïl Bahri



Félicia Atkinson 

Tekst stond voorop in de praktijk van Félicia 
Atkinson en is vandaag nog steeds een  
uitgangspunt voor haar platen, boeken en  
tentoonstellingen. Via het gesproken woord 
kwam ze in aanraking met muziek en sinds- 
dien is haar praktijk verdeeld over geluid, beeld-
houwkunst, schilderkunst en publiceren. Haar 
werken weerspiegelen subjectieve herinner-
ingen die het lichaam achterhoudt, waaruit 
ze hier een kleur haalt, daar een vorm of een  
geluid, mentale ruimtes producerend die even 
talrijk als onvolledig zijn. 
	 In haar werken worden verhalen ingebed 
door complexe constellaties van gefragmen-
teerde zinnen, geschreven of gefluisterd, stuk-
ken stof en precaire assemblages doorspekt 
met holtes en stiltes. Elk van deze elementen 
is als een raadsel dat ons vertelt „he, kijk in 
deze richting!” Daarnaast nodigt het ons uit om 
onzichtbare verbindingen tussen de objecten 
te ontrafelen, waarvan de titels als geheime 
deuropeningen fungeren. Félicia Atkinson’s 
praktijk wordt gekenmerkt door een constan-
te feedback-lus tussen het visuele werk en 
het geluidswerk, waarbij de een de ander in-
spireert. Terwijl haar soundscapes zijn bedoeld 
om bepaalde visuele associaties te genereren, 
zijn haar collages en tekeningen gebaseerd op 
strategieën die ontleend zijn aan geluidskunst, 
zoals echo of improvisatie. 
	 A Rainbow, het ensemble gepresen-
teerd in CIAP, combineert drie bestaande 
kunstwerken van Félicia Atkinson: Insomnies, 
Voyelles en Diamond Feedback — de laatste 
twee herschapen uit herinneringen aan hun 
vorige incarnaties.
 	 Insomnies is een geluidswerk gemaakt 
in de winter 2018 tijdens een residentie bij La 
Galerie CAC in Noisy-Le-Sec. Geschreven voor 
de nacht van de zomerzonnewende, de kortste 
nacht van het jaar, is Insomnie een uitnodig-
ing om wakker te dromen. In deze versie, hier 
in CIAP, volgt de zeven uur durende compos-
itie een ander ritme, dat van de openingsuren 
van de tentoonstelling. Door het combineren 
van vogelzang en pianonoten, fluisteringen en 
stiltes, fragmenten van teksten en veldopna-
mes, maar zonder narratieve structuur, stimu-
leert het werk verschillende soorten aandacht, 
waardoor de geest van de luisteraar mee kan 
afdwalen met het geluid. 

Het visuele werk van Félicia Atkinson com-
poneert, net als haar muziek, een taal waarvan 
de logica zich niet meteen openbaart. 
	 Voyelles is een textielsculptuur gemaakt 
van zijden vormen en hun negatieven die fun-
geren als een soort visueel alfabet dat telkens 
opnieuw kan worden gerangschikt. Hierdoor 
wordt de efemere woordenschat, die door het 
werk wordt geproduceerd, uitgebreid.
	 A Forest Petrifies: Diamond Feedback 
is de titel van een roman geschreven door de 
kunstenaar. Het werd geïnspireerd door haar 
reis naar Arizona en een bezoek aan het ver-
steende bos. Deze transformatie van een or-
ganische naar een minerale staat fungeert als 
een metafoor voor haar werk, waar projecten 
voortdurend van domein veranderen: een boek 
verandert in een installatie, een schilderij in een 
geluidswerk. Diamond Feedback is een werk 
dat uit dat boek is geëvolueerd. Hier wordt de 
herinnering aan het bos gekristalliseerd, zijn 
takken omgezet in linten, uitgerekt onder het 
gewicht van appels.



 The encounter with the work might not 
take place when one is facing it. We always bring 
something precious back with us, like a secret 
slipped into our pocket. A crystallisation.

Félicia Atkinson



Sina Hensel

De artistieke praktijk van Sina Hensel vertrekt 
vanuit een fascinatie voor tijd en de manier wa-
arop tijd zich manifesteert in handelingen zoals 
het verzorgen en het oogsten van planten. Haar 
atelier wordt een plaats van samenwonen, een 
ecosysteem dat haar in staat stelt na te denken 
over de productiemiddelen van een werk, te 
beginnen met de groei van materialen die ze 
gebruikt. Algen, kleurende planten en katten 
zijn allemaal levende wezens die deelnemen 
aan haar creatieve proces. 
	 Door de combinatie van traditionele 
verftechnieken en haar experimenten met  
levende organismen, produceert Sina 
Hensel haar eigen niet-giftige pigmenten die  
later worden aangebracht op doorschijnend  
textiel, gemengd met hars, of ingebed in glas. 
De resulterende werken fungeren als fragiele 
documentatie van de vele parameters die 
hun realisatie beïnvloeden: veranderend licht 
in het atelier, een gesprek met een buurman, 
het uitzicht uit het raam, de beweging van een 
kat. Wanneer de werken de tentoonstellings- 
ruimte binnenkomen is hun toestand alles- 
behalve definitief, omdat de pigmenten blijven 
veranderen met de tijd en de atmosferische 
omstandigheden. Immateriële en onzichtba-
re parameters waarover de kunstenaar geen 
controle heeft, worden het belangrijkste trans-
formatiemiddel. Sina’s kleuren leiden een eigen 
leven.
	 De installatie Shimmer Seen on Elastic ID 
Cards or Jellyfishes is gemaakt van verschillende 
elementen die speciaal voor de tentoonstellings-
ruimte van CIAP geproduceerd zijn. Op de vloer 
vangen vloeistofachtige oppervlakken het licht op. 
De hars die voor de sculptuur wordt gebruikt, is in 
vloeibare toestand gekleurd met blauwe algen (ar-
throspira platensis) en houtskoolpoeder. Telkens 
wanneer Sina Hensel op een nieuwe plek werkt, 

wordt er een andere kleur aan haar palet toe-
gevoegd. In dit geval is het zwart dat doet denken 
aan de steenkool van de voormalige mijnsite van 
Winterslag. Deze industriële hulpbron wordt hier 
vanuit een schilderachtig perspectief gezien. De 
harssculpturen worden transparante schelpen, die 
de geschiedenis van het omringende landschap 
incarneren. 
	 Hetzelfde houtskoolpigment, in com-
binatie met oker, een natuurlijk kleipigment, 
en blauwe en gele algen, werd ook gebruikt in 
het schilderij bestaande uit aan elkaar genaa-
ide stukken linnen en katoenen stof. Het grote  
formaat van dit schilderij is ongebruikelijk voor 
het oeuvre van Sina Hensel, dat voornameli-
jk werken omvat die naar haar lichaam zijn  
geschaald. Hoewel niet-figuratief, zouden haar 
geschilderde werken gezien kunnen worden 
als deel uitmakend van de traditie van stil- 
levens waarbij de ziel van de objecten en 
wezens vastgelegd wordt die aanleiding was 
voor het maken van het werk. 
	 Sina is gefascineerd door verschillende 
temporaliteiten en transformaties van organisch 
materiaal: van zaden tot bloemen, van planten 
tot pigmenten, van bomen tot houtskool. Wat 
kan deze interesse beter belichamen dan een 
tuin? Een ‘kleurende’ tuin die vorig voorjaar in 
de achtertuin van de directeur van CIAP werd 
geplant, wordt in de toekomst verplaatst naar 
het nieuwe onderkomen van CIAP en FLACC 
in C-Mine. Ondertussen presenteert Petrichor 
een kleine bloementuin op het terras. De ge-
selecteerde planten (hypericum perforatum, 
isatis tinctoria, tanacetum vulgare, alcea rosa)  
staan bekend om hun kleurende eigenschap-
pen. Deze planten zullen bij CIAP blijven als een 
bron om te worden gekoesterd, elk van hen 
houdt een belofte van een schilderij in.



 My studio becomes a place of cohabitation, 
with different species acting as my accomplices 
while I work. They study me while I study them. 
One material is there for or because of the other. 
Sometimes, these growth processes can take 
years, without following any code of efficiency, 
yet shaping and smoothing the daily gaze. The 
works, dealing with the texture of transformation 
and clothed in light, are bound to alter. Ambient 
processes that support change, seasonality, and 
care are my interest.

Sina Hensel



Luca Vanello

Luca Vanello combineert bederfelijke en  
organische met duurzame en synthetische 
materialen om hybride sculpturen te creëren 
die de grens tussen natuurlijk en kunstmatig 
vervagen. Zoals een alchemist die fysieke  
toestanden van materie manipuleert, speelt 
hij met verschillende manieren om de levens- 
cycli van de materialen te veranderen. Elk nieuw 
werk is een voortzetting van vorige werken,  
omdat de kunstenaar vaak elementen herschikt 
in antwoord op hun omgeving, waarbij nieuwe 
relaties worden gevormd en temporaliteiten 
naast elkaar bestaan. De objecten die hij creëert 
breiden de begrippen zorg en kwetsbaarheid uit.  
Ze hebben betrekking op menselijke pogingen 
om de tijd te beheersen en de eeuwigheid te 
veroveren. Vanello’s recente onderzoek heeft 
hem ertoe gebracht het idee van een wereld-
wijd uitsterven te onderzoeken, en voorbij ons 
menselijk perspectief, naar de verstrengeling 
en onderlinge afhankelijkheid van alle wezens 
te gaan. Zoals aangegeven door de filosoof 
Maria Puig de la Bellacasa, is zorg een menseli-
jk probleem, maar dit maakt het niet tot een 
uniek menselijke zaak. 
	 In Alliance Caresses Unaware Gestures 
wordt afbreekbaar organisch materiaal  
bevroren en bewaard, terwijl het duurzame 
aluminium wordt verbrand en vervormd. Net 
als littekens wijn materiële vervormingen als 
sporen van een tijd die nog niet is gekomen of 
misschien nooit zal komen. De cascade van 
wilgentakken heeft een etherische kwaliteit, 
een doorschijnende witheid, verkregen door 
het chemische proces dat chlorofyl uit de  
planten verwijdert. De kunstenaar ziet dit 
proces als een vorm van intermezzo in hun  
natuurlijke cyclus dat niettemin de tot dan toe  
geaccumuleerde energie behoudt. 
	 De hangende aluminium sculptuur 
bestaat uit dunne buizen van verschillende 
grootte, aan een draad geregen als de parels 
van een ketting. Terwijl het zich buigt en zich 
over de ruimte uitstrekt, krijgt het materiaal 
bepaalde organische eigenschappen. In zekere 
zin lijkt het de vitale krachten te hebben geab-
sorbeerd die nu afwezig zijn in de wilgentakken. 
In deze twee samengevoegde ‘organismen’ 
fungeert de dunne metaaldraad als verbind-
ingsstuk om de elementen van deze kwetsbare 
assemblages bij elkaar te houden.

Twee kleinere werken, Quick Caress Before 
Departure, Then Sun en Absorbing not to 
Forget, A Tepid Wish vormen ook een deel 
van deze hybride tuin en verkennen allebei 
de allianties tussen synthetische materialen 
en vegetatie. Voor het eerste werk maakte de 
kunstenaar gebruik van plastic afkomstig van 
exteroceptieve sensoren, gebruikt in robo- 
tica om de omgeving te scannen en informatie 
zoals afstandsmetingen en lichtintensiteit 
te interpreteren. Delen van deze ‘zintuiglijke 
robot’ worden vervolgens gesmolten om te  
veranderen in vertekende bloemen en een  
synthetisch boeket te vormen.



The intervention, in the form of a site- 
specific installation (...) is configured as an eco-
system that has been exploded into its compo-
nent materials. Reassembled in abstract and hy-
brid forms, the material becomes an independent 
agent, emancipated from any kind of symbolism 
and potentially able to assume new forms and 
meanings. 

Luca Vanello



Bárbara Prada

Bárbara Prada ziet voedsel niet alleen als  
levensonderhoud, maar ook als een krachtig 
hulpmiddel om individuele en collectieve iden-
titeiten, culturele interacties en politiek te 
verkennen. Dit is het uitgangspunt van haar 
onderzoek dat ze vertaalt in multi-zintuigli-
jke installaties en performatieve rituelen, met 
een beroep op volkse kennis en participa- 
tieve strategieën. Bárbara Prada’s interesses  
omvatten vergeten recepten en technieken 
voor het kweken en conserveren van voedsel, 
de historische evolutie van de gastronomie, en 
de vaak symbolische afbeeldingen van voedsel 
in beeldende kunst en literatuur. 
	 Haar werk reflecteert over historische 
en hedendaagse trajecten van specifieke pro-
ducten, de manieren waarop voedsel wordt 
geproduceerd, vervoerd en behandeld, en die 
onvermijdelijk verweven zijn met de geschie-
denis van kolonisatie en kapitalisme. Maar de 
kern van haar praktijk ligt in het verzamelen 
van intieme herinneringen gerelateerd aan  
voedsel en rituelen eromheen, die vaak een bijna  
lyrische kwaliteit krijgen. Het voedsel dat 
we consumeren en de ervaringen die ermee  
gepaard gaan, maken ons tot wie we zijn,  
zowel letterlijk, door de cellen van ons lichaam 
te voeden, als figuurlijk, door bijna elk aspect 
van ons sociale leven vorm te geven. 
	

Edible Library is het nieuwe onderzoeksproj-
ect van Bárbara Prada dat volgt op een drie  
weken durende residentie die deze zomer 
in Genk plaatsvond en culmineerde in een 
meeslepende installatie. In het labyrint van 
schappen brengt de kunstenaar een selectie 
van lokale objecten en verhalen met betrek-
king tot voedsel samen, bijgedragen door  
lokale producenten, inwoners en partners. 
Zoals een collectieve mindmap bevat de  
installatie biologische ingrediënten, familie- 
recepten, kookgereedschappen, gedichten en  
kookboeken. 
	 Het werk volgt de evolutie van de gas-
tronomie in Genk voor en na de komst van de 
mijnen, een keerpunt dat een populatie van im-
migranten aantrok die nieuwe ingrediënten en 
recepten met zich meebracht die de lokale keu-
ken nog steeds verrijken. De kunstenaar paste 
eclectische conserveringstechnieken toe, com-
bineerde mummificatie vaardigheden van de 
Inca’s met hedendaagse conserveringsstrate-
gieën, en veranderde de geselecteerde ingre-
diënten in sculpturale maar nog steeds eetbare 
objecten. 
	 De bibliotheek als een vat vol gedeelde 
kennis is nooit voltooid — de bezoekers worden 
uitgenodigd om hun herinneringen op te schri-
jven met inktvisinkt op rijstpapier. Ze kunnen 
er dan voor kiezen om hun herinneringen en 
recepten bij te dragen aan de bibliotheek, de 
collectie uit te breiden, of ze aan het kokende 
water aan te bieden waarin ze zullen verdwijnen. 



Ever since I remember, I was travelling and 
this has been truly cathartic. The brutal relation-
ship between Europe and Perú, two contrasting 
cultures forced me to search for my place as an 
individual in a society, resulting in a diverse and 
multiform body of art projects (...) My work raises 
awareness of how food can redefine social ecol-
ogy, the reality we live in and the universal history 
of past, present and future generations.

Barbara Prada

Je kunt ook online deelnemen en verhalen,  
recepten, foto’s, schetsen en ander materiaal 
sturen naar: ediblelibrary2020@gmail.com. We 
zijn geïnteresseerd in recepten van over de hele 
wereld. Alle talen worden geaccepteerd. Vergeet 
niet om de gebruikte ingrediënten en het land van 
herkomst te annoteren.



	  Lijst van werken:

Ismaïl Bahri 

Line 
video, 1 min, loop, geen geluid, 2011
 
Ghost lines 
in-situ installatie, punaises, daglicht,  
2002-20 

Recording
kleefband en verschillende materialen: 
grond, zand, takjes, kiezels, etc., 2018-20

Félicia Atkinson

A rainbow: 

Insomnies, 
geluidsinstallatie, 2018 

Voyelles, 
textiel sculptuur, 2020 

Diamond Feedback, 
installatie, linten, appels, 2020

Sina Hensel 

Shimmer Seen On Elastic ID Cards 
Or Jellyfishes
hars, arthrospira platensis, 
geactiveerde houtskool, linnen, katoen, 
gouden chlorella, gele oker, 2020 

 

Luca Vanello
 
Alliance Caresses Unaware Gestures
aluminium, planten processed by removing 
chlorophyll, wire, 2020
 
Quick Caress Before Departure, 
Then Sun
planten verwerkt door het verwijderen van 
chlorofyl, plastic componenten van 
robotische exteroceptieve sensoren, 
silicone, 2019 
 
Absorbing Not To Forget, A Tepid Wish 
planten verwerkt door het verwijderen van 
chlorofyl, gegoten plastic, siliconen afgiet-
sel, aluminium, 2020 

 

Barbara Prada 

Edible Library, 
installatie, 2020

Colofon: 

Teksten door Lucie Ménard
Nederlandse vertaling door Bureau Doove
Illustraties door Kai-Chun Chiang 

Lichen is een prijs voor startende 
curatoren en is een initiatief van CIAP 
platform voor hedendaagse kunst en het 
departement Curatorial Studies (CS) aan 
het KASK School of Arts met als doel  
curatorieel experiment te ondersteunen en 
te stimuleren. Lichen werkt met een open 
call en een jury van deskundigen. De uitein-
delijke winnaar krijgt de mogelijkheid om 
een project bij CIAP te realiseren en krijgt 
hiervoor zowel financiële, productionele als 
inhoudelijke ondersteuning.

Met de steun van: Vlaamse 
Gemeenschap, Stad Genk, C-mine, 
Curatorial Studies, KASK School of Arts, 
Gent en de CIAP-leden.

Met dank aan: Gilberte Claes 
& Luc Vleugels van Galleriet, Genk; 
Jos Coenegrachts & Marina Pauly van 
Coenegrachts Champignons, Riemst; 
Jacques Collen, Marie-Paule Claesen, 
Eddy Dieny en Guido Zeelmaekers van 
De Academie voor de Streekgebonden 
Gastronomie, Hasselt; Mehdi Djimli; 
Lieselotte Egtberts; het team van FLACC 
werkplaats voor beeldende kunstenaars, 
Genk; Catherine Goudal-Ménard; Laura 
Herman en Anna Stoppa (CS); Joep 
Hinssen; Hoger Instituut voor Schone 
Kunsten, Gent; Antony Hudek (CS); Renaat 
Huygen uit Slagmolen te Genk; Davy Jacobs 
van Jenevermuseum, Hasselt; Elisa Maupas; 
Alicja Melzacka; Jean-Paul Ménard; Louise 
Osieka; Anamaria Prada; Eoin O’Reilleo; 
Kristof Reulens van Emile Van Doren 
Museum, Genk; Rosa Pedone; Samuel 
Saelemakers (CS); Fred Schotsmans van 
Imkerij ‘T Fleurtje, Genk; Anna Stoppa; 
Aaron Victor Peeters; Veerle Van Bun van 
CC C-Mine, Genk; Valerie Verhack; Cees 
Vossen van Moussem Nomadic Arts Center, 
Brussel; Geluk Walschot; Manuel Wetscher.

Speciale dank aan alle kunstenaars, 
en aan alle lokale keukenliefhebbers van 
Genk voor hun verhalen, herinneringen en 
steun tijdens dit project.

CIAP, Energiegebouw, C-mine, Genk  www.ciap.be  di – zo 10:00 – 17:00


