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voorwoord

Ronde jaartallen zijn in de geschiedenis altijd en onweerstaanbaar in verband gebracht 

met belangrijke en radicale veranderingen. Tegen het einde van het vorige millennium 

wordt de Geschiedenis zelf dood verklaard, en de Kunst is er al niet veel beter aan toe.

De onstuitbare opkomst van een nieuwe volkscultuur dwingt de hogere, elitaire kunst 

zichzelf opnieuw te legitimeren en haar plaats te bepalen. Waar houdt de low art op, en 

begint de high art? Is die grens nog wel scherp te trekken?

Terwijl verstokte conservatieve filosofen als Roger Scruton uit alle macht proberen de 

verdedigingswal rondom hun steeds kleiner wordend domein van hoge cultuur dicht 

te houden, wordt meer en meer terrein prijsgegeven. Lage kunst muteert naar hoge 

kunst,de democratisering van informatie brengt een onomkeerbare nivellering teweeg.

Hoe actueel is Danto’s kroniek van een aangekondigde dood nog, 28 jaar na het

verschijnen van zijn essay? De schrijfster van dit onderzoek volgt de doodsstrijd van de 

kunst langs een spoor van artsen en diagnostici: Alessandro Baricco, Kees Vuyk, Hans 

de Hartog Jager, allen hebben ze hun eigen ideeën over oorzaak en remedie. Terwijl de 

vraag kan worden gesteld of het verschil tussen hoge en lage kunst nog wel relevant is, 

wordt gezocht naar een nieuwe terminologie om kunst van plat vermaak te kunnen 

onderscheiden.

Nico Thöne levert met dit verhelderende onderzoek een geslaagde bijdrage aan de

groeiende reeks ABV Scripties. Ze is een terechte winnaar.

HF
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1. inleiding
De afgelopen decennia blijven er, onvermoeibaar en eindeloos, discussies opkomen  

over een vermeende teloorgang van een cultuur. Kunst en cultuur hebben geen 

draagvlak meer volgens de critici omdat mensen niet meer lezen, het onderwijs onder  

de maat is, men zijn geschiedenis niet meer kent en het de geestdodende en  

oppervlakkige televisie is waar men zijn vrije tijd aan spendeert. Met als gevolg dat 

de gemiddelde mens cultureel niet meer onderlegd is en echte kwaliteit niet meer 

kan herkennen. Dat heeft grote gevolgen voor de mens, zijn toekomst en de cultuur.  

In de afgelopen vijftig jaar zijn er derhalve al vele ‘eindes’ afgekondigd. Een korte en  

simpele zoektocht leverde een enorme lijst van ‘eindes’ op: Michel Foucault sprak 

in zijn Les Mots et les Choses uit 1966 over ‘het einde van de mens’ en tevens van ‘het 

einde van de politiek’. Jean-François Lyotard constateert in La Condition Postmoderne 

uit 1979 ‘het einde van de grote verhalen’. Richard Rorty sprak in zijn Philosophy and 

the Mirror of Nature, eveneens uit 1979, van ‘het einde van de filosofie’. Enige tijd 

later, in 1992, publiceert Francis Fukuyama zijn invloedrijke werk The End of History.  

En natuurlijk was er ‘het einde van de kunst’, dat halverwege de jaren tachtig in de lucht 

leek te hangen. Drie auteurs schreven toen, zonder van elkaars werk op de hoogte te 

zijn, ieder een invloedrijk werk dat over het einde van de kunst ging: achtereenvolgens 

Hans Belting, die in 1983 Das Ende der Kunstgeschichte schreef, Arthur Danto met zijn 

in 1984 gepubliceerde essay The End of Art en Gianni Vattimo met zijn boek The End of 

Modernity uit 1985, waarvan één hoofdstuk de titel heeft The Death and Decline of Art.

Aan de hand van deze opsomming moge duidelijk zijn dat vele grote denkers het gevoel 

hadden dat er ‘iets’ aan het eindigen of sterven was of is, als gevolg van een verandering 

in de maatschappij óf met als gevolg een verandering in de maatschappij. Louter met 

betrekking tot de kunsten al drie filosofen, in een bestek van drie jaar tijd. Ik had ze 

graag alle drie willen lezen maar vanwege een tijdsbegrenzing kon ik me er maar op één 

toeleggen: het essay The end of Art van Arthur C. Danto. In dit essay bespreekt Danto 

drie modellen voor het bekijken van de ontwikkelingen in de kunstgeschiedenis, die hij 

alle afwijst als niet omvattend genoeg: de eerste van kunst als mimesis; de tweede van 

kunst als pure expressie en de derde aan de hand van Hegel waarin kunst uiteindelijk 
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filosofie wordt en derhalve zijn eigen ‘einde’ creëert. Danto’s werk is zeer weldoordacht 

en vraagt dan ook om een uitvoerige bespreking om volledig tot zijn recht te komen.  

In het eerste hoofdstuk zet ik zijn essay en de te volgen conclusies uiteen, en zullen we 

zien dat zijn voorspelling lang niet zo onheilspellend  en definitief is als hij in eerste 

instantie klinkt. The end of art is een einde dat een weg vrij moet maken voor een nieuw 

begin. Voor een verder begrijpen van Danto’s verkonding van een einde en de gevolgen 

hiervan ging ik ten rade bij Alessandro Baricco die in zijn essay De Barbaren (2006) 

de teloorgang van de cultuur die gevoeld wordt onder de loep neemt. Om een goed 

beeld te kunnen krijgen van de veranderingen die hier oorzaak of gevolg van zijn, door 

Baricco mutaties genoemd, die door ‘de barbaren’ ingezet zouden zijn, moeten we ook 

hier wat langer bij stil. Volgens Baricco kun je immers niet bestuderen hoe het dier 

loopt door alleen naar de voorpoten te kijken, we moeten alle aspecten apart bekijken 

om het geheel te kunnen zien. Hij komt tot een tegenovergestelde conclusie dan die 

van de critici uit de culturele elite die zich beklagen over de teloorgang van een cultuur.  

De conclusie luidt dat doordat juist de hoge culturen zich steeds meer verdedigend zijn 

gaan opstellen, om hun domein te beschermen tegen die barbaren, ze zich achter een 

ondoordringbare muur hebben verzameld. Zelf een grens bouwend, en zelf een illusie 

van een hoge cultuur creërend. Na het maken van deze conclusie reist Baricco naar de 

toekomst, het jaartal 2026, om een blik te werpen op de gevolgen van de mutaties die 

ingezet zijn. 

Mijn onderzoek is niet zozeer uit op de bevestiging of weerlegging van de verschillende 

theorieën. De nadruk ligt op het bekijken van de theorie achter het einde van de kunst 

en het einde van de kunstgeschiedenis, en de mutatie waar Baricco het over heeft.  

De vragen die ik mezelf daarbij stelde zijn de volgende: Waarom meent Arthur C. Danto 

een einde van de kunst af te moeten roepen? En wat zijn de gevolgen voor de kunst  

en het denken over kunst. Waarom schrijft Baricco over een mutatie? Wie zijn 

die barbaren en wat zijn de gevolgen vanuit zijn visie gezien voor de kunst en het  

denken over kunst? Ik lees de essays van Danto en Baricco als een vervolg op elkaar. 

Waar Danto in 1984 een einde afkondigt maar geen nieuw begin kan schetsen, gaat 

Baricco in 2006 verder en tracht dit wel te doen. Ik leg de twee naast elkaar en bekijk of 

er overeenkomsten zijn en verschillen, en of die gezamenlijk naar een oplossing leiden 

aan de hand van noties van derden die zich met dit onderwerp bezig houden. 

Het is lastig om te definiëren wat er precies wordt bedoeld met de termen hoge en 

lage cultuur, waar ik, als ik die zou willen duiden, een volledig nieuwe scriptie aan 

zou kunnen wijden. Voor het afkaderen van de begrippen ben ik in deze scriptie van 

de meest gangbare definities van hoge en lage cultuur uitgegaan. Namelijk die van 

de hoge cultuur als de traditionele cultuur, zoals theater, opera en literatuur en de 

lage cultuur als de nieuwe populaire cultuur zoals bijvoorbeeld popmuziek en film.  

 Al vind ik deze noties niet omvattend genoeg, ik moet het, om een kader te kunnen 

hanteren, hierbij laten.

Het lijkt erop dat zowel Danto als Baricco een vervaging van de grenzen van de 

hoge cultuur en de lage cultuur aanvoelen en hiermee een einde aan de kunst, met 

als gevolg dat kunst zijn plek slechts nog vindt in het brengen van vermaak en meer  

gelukbeleving: in de lage cultuur-regionen. Echter, aan de hand van de noties van 

Danto en Baricco komen we tot de conclusie dat het allemaal niet zo pessimistisch is als 

beide titels van de boeken doen vermoeden. We blijken ons te bevinden in een moment 

vóór een omslag en een herdefiniëring van een culturele beleving en een cultureel besef, 

vermoedelijk net zo groots als de omslag naar de Verlichting en de Romantiek.

De titel van deze scriptie: ‘Diepte is een optische illusie’ is een herformulering van een 

stelling uit het essay van Baricco, te vinden op pagina 207. De titel vond ik toepasselijk 

omdat het krachtig de tegenstelling in de houding van de hogere kringen en de 

houding van de barbaren samenvat. De hogere kringen geloven stellig in deze illusie, 

dat betekenis zich in de diepte bevindt, die zich pas na een lange weg van studeren 

openbaart, en houden deze illusie zelf in stand. Maar het zijn de barbaren die de illusie 

van diepte hebben uitgevonden.
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2. The end of arT
Arthur Coleman Danto is een Amerikaans kunstcriticus en filosoof en is van groot 

belang geweest voor het vormgeven van de hedendaagse esthetiek van de kunst.  

Hij schreef zijn essay The End of Art (1984) als een bijdrage aan een symposium over  

de staat van de kunstwereld en is een repliek op de troosteloze staat van de  

kunstwereld, geïnspireerd door Hegel. Het is gebaseerd op de veronderstelling dat  

kunst zich op zijn eigen filosofie richt waardoor kunst zijn eigen doelstelling heeft 

vervuld door uiteindelijk alleen nog filosofie te worden.

Allereerst maakt Danto het onderscheid duidelijk tussen de vraag die zich bezighoudt 

met de toekomst van kunst, en de vraag die zich bezighoudt met de kunst van de 

toekomst. Hij stelt dat de toekomst als een soort spiegel is. Het proberen te voorspellen 

hoe de kunst er in de toekomst uit zal zien zegt uiteindelijk meer over de eigen tijd dan 

over de toekomst, waardoor het een onmogelijke taak is. Dit essay gaat dan ook niet over 

de kunst in de toekomst, maar over de toekomst van de kunst. Hij legt uit dat we het 

kunnen hebben over de toekomst via de geschiedenis van kunst, zonder dat we onszelf 

verplichten na te denken over de kunst van de toekomst. 

Danto veronderstelt dat de kunst geen toekomst heeft, terwijl er in de toekomst wel 

kunst wordt gemaakt in, wat hij noemt, het ‘posthistorische tijdperk’. De kunst heeft 

alle historisch belang verloren, doordat het concept ’kunst’, door steeds de eigen 

noodzaak van binnenuit te bevragen, zichzelf van binnenuit uitgeput heeft. Het creëert 

niet langer een historische mogelijkheid om ons te verwonderen of versteld te doen 

staan. Het gevolg is volgens Danto dat het tijdperk van de kunst voorbij is. Hij bouwt 

deze stelling op aan de hand van drie gangbare en gebruikelijke modellen voor het 

doorgronden van de kunstgeschiedenis:

Model 1: het model van de vooruitgang

Dit model gaat uit van kunst als mimesis. Het was de taak van de kunst om 

equivalenten van perceptuele ervaringen te produceren, het als het ware voor de 

gek houden van de zintuigen. Hiermee wordt niet het voor de gek houden van 

de toeschouwer bedoeld - die weet heel goed dat hij naar een afbeelding van de 

werkelijkheid kijkt. 

De kunstgeschiedenis werd gebaseerd op vooruitgang, in de zin van een steeds 

beter geslaagde optische duplicatie van de werkelijkheid: het ontwikkelen 

van steeds verfijndere technieken om een steeds grotere gelijkendheid met de 

werkelijke wereld te ontwikkelen. Technische vooruitgang werd gemeten in de 

mate waarin de discrepantie tussen het schilderij en de werkelijkheid afnam. 

Zoals in de uitbreiding van onze representatieve krachten, bijvoorbeeld in de 

ontdekking van het lineaire perspectief, waardoor we diepte natuurgetrouw 

konden weergeven. Of in de ontdekking van het bewegende beeld, waardoor 

we beweging daadwerkelijk konden zien, en niet meer afhankelijk waren van de 

suggestie van beweging die in het stilstaande beeld nog nodig was. 

De kunstenaar moest zich deze nieuwe technieken eerst eigen maken, maar 

niemand hoefde te leren de dingen op de nieuwe manier te zien. Dat die 

technieken wel aangeleerd moesten worden door de makers, is volgens Danto 

de reden dat we een kunstgeschiedenis hebben. Wel moeten we een onderscheid 

maken tussen de ontwikkeling en de transformatie van het medium, waarbij 

vooruitgang de ontwikkeling bínnen een medium is, en transformatie de 

verandering ván een medium is: zoals het geven van de suggestie van beweging 

en het daadwerkelijke laten zien van de beweging. De ontdekking van bewegend 

beeld nam het laten zien van beweging door schilders en beeldhouwers over,  

en liet een onevenaarbare gelijkheid met de werkelijkheid zien, waardoor er 

voor de schilders en beeldhouwers binnen het model van mimesis weinig te 

doen overbleef . Doordat de productie van perceptuele equivalenten niet langer 

indruk op ons maakte en ons niet langer versteld kon doen staan, en om een  

continuïteit voor de kunsten te garanderen heeft men dit model verlaten. 

Een nadeel van deze theorie is dat hij niet alle kunstvormen insluit. Zo voegde 

Aristoteles aan het concept van deze mimesis de imitatie van beweging toe, 

om het narratieve aspect in de kunsten te betrekken. Velen sluiten hierbij het 

beschrijven van handelingen of drama (fictie) bij in. Maar, zo stelt Danto, taal is 

al vaak besproken als een medium met beperkende grenzen aan het beschrijvende 

vermogen, en aan nog belangrijkere dingen buiten die grenzen die ze niet kan 

uitdrukken, omdat ze simpelweg te ver van de realiteit af staat. Er is geen enkele 

ontwikkeling of vooruitgang mogelijk om dit op te heffen; daardoor past ze niet 

in het vooruitgangsmodel en vindt Danto dit model tekortschieten. Hij test het 

tweede model uit om te kijken of dit beter past.
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Model 2: De expressie theorie

Dit is het model van een meeromvattend concept van kunstgeschiedenis die een 

algemenere definitie van kunst mogelijk maakt doordat het niet onderuit wordt 

gehaald door verschil tussen woorden en afbeeldingen. Het elimineert echter de 

aspecten die het mogelijk maken om te denken over kunst als  een ontwikkelende 

discipline zoals in het vooruitgangsmodel.

Danto vermoedt dat de bevestiging van het bestaan van het model van 

vooruitgang - dat de taak van kunst om equivalenten voor perceptuele  

ervaringen te maken, overgenomen is van het schilderen en het beeldhouwen 

naar die van cinematografie - in het feit ligt dat schilders en beeldhouwers 

rond 1905 opmerkelijk plots dit doel beginnen te verlaten. Juist rondom de 

tijd dat verhalende cinema haar basisstrategieën uitgewerkt heeft.1 Schilders 

en beeldhouwers beginnen zich plots af te vragen wat er voor hen zou kunnen 

resteren. Danto stelt dat je zou kunnen zeggen dat het einddoel van de kunsten 

behaald was, namelijk een optimale manier van weergave van perceptuele 

equivalenten. Als gevolg leek het de schilders en beeldhouwers een goed idee 

om die perceptuele equivalenten te vervangen door hints of aanwijzingen voor 

gevolgtrekkingen. Kunstwerken moesten niet meer slechts gecontroleerd worden 

op de correctheid van de perceptuele equivalentie, maar geïnterpreteerd worden 

op basis van gevoelens.

Er werd een steeds groter accent gelegd op die gevolgtrekkingen, totdat  

perceptuele equivalentie in zijn geheel uit de kunst verdween en we kunst van 

louter descriptieve aard kregen, waarin uiteindelijk woorden de perceptuele 

stimuli vervingen. Danto vindt dat het lijkt of sinds 1905 schilders en  

beeldhouwers slecht hun activiteiten goed konden praten door kunst te 

herdefiniëren op manieren die inderdaad choquerend moet zijn geweest voor 

diegenen die kunst op de oude criteria van het posthistorische model bleven 

beoordelen. Er moest wel een nieuwe theorie komen, zodat de kunstenaars niet 

‘faalden’ in het creëren van perceptuele equivalenten maar naar iets op zoek 

waren wat niet in die primitieve termen te begrijpen was. 

De kunstenaar legde de nadruk op de expressie. Objecten werden steeds minder en 

minder herkenbaar totdat ze helemaal verdwenen, wat inhield dat interpretaties 

hints of aanwijzingen verlangden. 

Echter, expressie veronderstelt geen vooruitgangsgeschiedenis zoals de theorie 

van mimesis dit deed. Er is namelijk geen technische vooruitgang mogelijk als  

het gaat om het uiten van gevoelens omdat er geen bemiddelende technologie  

is voor expressie. Zodoende werd de structuur van vooruitgang en van  

de geschiedenis anders. Dingen ontstaan naast elkaar als in een horizontale 

ontwikkeling, en geen verticale lineaire ontwikkeling. Vooruitgang en ontwik- 

keling werden louter zijwaartse stappen en veronderstelden geen vooruitgang 

meer. Zodoende veranderde het concept van kunst, en daardoor moest het model 

voor de geschiedenis van kunst aangepast worden.

Een gevolg van het nieuwe model is dat zodra een kunstwerk wordt opgevat 

als louter expressie, het uiteindelijke doel van het kunstwerk bestaat uit het 

ons naar de gemoedstoestand van de maker brengen. We moeten dus elk 

kunstwerk begrijpen binnen de termen  van die specifieke kunstenaar die we  

op dat moment bestuderen. Dit relativeert kunst tot individuele kunstenaars  

en de kunstgeschiedenis tot het leven van kunstenaars, de één na de ander.

Het expressiemodel slaagt er in om alle kunsten in een algemenere definitie te 

sluiten, maar het nadeel is dat er nog maar één manier overblijft om kunst uit  

te leggen: als het uiten van gevoel. De expressietheorie gaat uit van een unieke wijze 

van uiten van gevoel door een kunstenaar. Echter, volgens Danto, wij mensen zijn 

gebouwd om emoties op een manier te uiten die iedereen kan herkennen. Daarom 

werd de nadruk gelegd op de uniekheid van de gevoelens van de kunstenaar  

en de uniekheid in zijn manier van uiten: de kunstenaar als andersdenkende.  

Toch vindt Danto het dan vreemd dat er, van het Fauvisme af, voor elke nieuwe 

beweging een nieuw soort theoretisch begrijpen van emoties werd vereist.

Desalniettemin vindt Danto dat deze theorie waarde heeft omdat het antwoord 

gaf op de vraag die al sinds Plato broeide: Wat is kunst? Maar het werd steeds 

duidelijker dat jaar na jaar, periode na periode, elke nieuwe beweging zich de 

vraag opnieuw stelde en zichzelf als oplossing aanbood, waardoor het erop 

begon te lijken dat het hoofdpunt van kunst het najagen van de vraag over zijn 

eigen identiteit  was, onderwijl alle beschikbare antwoorden afwijzend als niet 

omvattend genoeg. Deze nieuwe noties impliceren een totaal ander model voor 

kunstgeschiedenis die Danto het model van de ‘Bildungsroman’ noemt: een 

roman van zelfstudie die zijn climax vindt in de eigen herkenning van het zelf. 1 Het is opvallend dat Danto zijn noties immer bij de ontdekking van het bewegende beeld begint. Terwijl 
de fotografie, die een belangrijk gebied van de kunst als mimesis overnam, reeds in 1840 op een hoogtepunt 
kwam.
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Model 3: De Bildungsroman

Danto baseerde het model dat zijn climax vindt in zelfkennis op Hegel. Volgens 

Hegel kunnen wij een ultiem definitief inlossende cognitie bereiken, via een aantal 

stadia, onder andere langs de weg van de kunst, en uiteindelijk naar de filosofie 

als de hoogst verkrijgbare cognitie. Binnen alle andere stadia, die Hegel ziet als 

intrinsiek op te lossen vraagstukken, is de hoogst mogelijke cognitie te bereiken 

door de uiteindelijke kennis van wat het vraagstuk zelf is. Doordat filosofie in 

essentie reflectief is en de vraag wát het is, onderdeel is van zijn essentie, is de 

filosofie de uiteindelijke inlossende cognitie, oftewel de ‘absolute kennis’.

Hegel veronderstelt dat een ware continue geschiedenis van de kunsten  

inderdaad een bepaalde vooruitgang vraagt. Echter niet de vooruitgang in de zin 

van steeds verfijndere technieken voor perceptuele equivalenten, maar die van  

een cognitieve vooruitgang waarin kunst geleidelijk een bepaald niveau van 

cognitie bereikt. Kunst is een overgangsfase naar het verkrijgen van een bepaald 

soort kennis. Wanneer die cognitie bereikt is, heeft kunst geen nut meer.  

De vraag die rest is wat voor soort cognitie dat is, en het antwoord is: de kennis  

van wat kunst is. 

Danto stelt dat iets in de kunst zijn bestaansrecht meer en meer begint te baseren 

op theorie, waardoor de theorie niet meer iets externs is voor wie die probeert 

te begrijpen. Om het object te begrijpen, moet het object zichzelf begrijpen. 

Het object bereikt niets meer terwijl de theorieën de oneindigheid bereiken. 

Met als gevolg dat het enige wat overblijft virtueel is, en uiteindelijk verdampt 

in gedachten over zichzelf, terwijl het object slechts overblijft als het onderwerp 

van het eigen theoretische bewustzijn. De filosofische geschiedenis van kunst 

bestaat in het uiteindelijk in zijn eigen filosofie gezogen worden. Het einde van 

de geschiedenis van kunst valt gelijk met, en is gelijk aan, wat Hegel noemt, de 

komst van ‘absolute kennis’. Kennis is absoluut als er geen gat meer valt tussen 

de kennis van het object en het object zelf. Het maakt dan niet meer uit of kunst 

filosofie in actie is, of filosofie kunst in gedachte is.

Kunst is pas echt vrij als ze zichzelf heeft weten te vestigen in het gebied die 

ze deelt met religie en filosofie. Om daardoor nog een wijze te worden waarop 

de spirituele waarheden in de breedste reikwijdte thuis gebracht worden in het 

bewustzijn. Hegel concludeert dat kunst een ding  uit het verleden is en blijft. 

Dat kunst vanaf haar grootse mogelijkheden bekeken, haar oprechte waarheid en 

leven heeft verloren, doordat ze niet langer een bevredigend antwoord geeft op de 

spirituele behoeften die voorgaande tijdperken er in zochten, en naar de wereld 

van ideeën overgebracht is. Kunst zal, zo schrijft Hegel, slechts gebruikt blijven 

worden als een simpel tijdverdrijf of vermaak, maar dit soort kunst is niet vrij 

omdat ze ondergeschikt is aan andere objecten.

Volgens Kojové, een invloedrijk commentator op Hegel, zou het gevolg zijn dat 

de mensheid tot stilstand komt. Geen actie meer, geen oorlogen of bloedige 

revoluties meer. Doordat de mensheid in essentie niet meer verandert, is er geen 

reden meer om de redenen te veranderen die de basis zijn voor het begrijpen  

van de wereld of zichzelf. Bijgevolg is er geen noodzaak meer voor de filosofie,  

die dan ook zal verdwijnen. Er rest ons niets behalve wat ‘rondhangen’ en 

vasthouden aan de dingen die ons gelukkig maken. We kunnen doen wat we 

willen. Wanneer elke richting even goed is als een andere richting, is er niet  

langer een concept van richting om toe te passen. 

Conclusie van Danto:
Zowel volgens Hegel en Danto is, als bekend is wat kunst is, het met de historische 

status van kunst gedaan. De kunstenaars hebben zelf de weg naar filosofie geopend,  

en het moment is daar dat de taak overgegeven moet worden aan de filosofen. 

Decoratie, zelfexpressie en entertainment zijn altijd blijvende menselijke behoeften  

en zodoende zal er altijd een platform voor kunst zijn, aldus Danto. Als kunstenaars 

daar genoegen mee willen nemen. Maar of dit positief is? Hoe gelukkig geluk ons  

zal maken vindt hij moeilijk te voorspellen. Danto trekt hier een lijn naar de 

ontdekking van het gourmet-stel, een ontdekking die een verschil heeft uitgemaakt 

in het geluksgevoel voor vele gezinnen, maar met welk belang voor de geschiedenis?  

Het is een louter zijwaartse ontwikkeling. Kunst zal blijven bestaan, maar de gemaakte 

kunst zal de historische waarde of betekenis, die we zijn gaan verwachten, niet meer 

hebben. Het is als de geschiedenis die tot een einde komt, maar niet de mensheid.  

Zoals er aan een verhaal een einde komt, maar niet aan de personages. Wat ze dan  

nog doen, of wat ze nog overkomt is geen onderdeel van het verhaal meer.
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3. na ‘The end of arT’
Danto’s hiervoor genoemde vergelijking van kunst met het gourmetstel is zo raak 

doordat het illustreert welk gebied er volgens Danto overblijft voor de kunst: het 

gebied van vermaak en entertainment, oftewel de lage cultuur. De ontwikkeling van 

het gourmetstel heeft namelijk wel degelijk bijgedragen aan meer vermaak en aan 

het ervaren van meer geluk voor een grote groep mensen, maar is geen vooruitgang 

waardoor we op een ‘betere’ manier vermaakt worden of geluk ervaren. Het is geen 

ontwikkeling van historisch belang, geen lineaire vooruitgang maar een ontwikkeling 

die pas op de plaats houdt, een zijwaartse vernieuwing. Louter bedoeld als aanvulling 

op het beleven van meer plezier of geluk en derhalve vallend in het gebied van vermaak, 

het gebied van de lage cultuur. Dit is waar het Danto om draait. 

Danto’s artikel vormde het begin van een debat dat tot op de dag van vandaag 

voortduurt en waar we nog steeds niet uit komen. Hij spreekt over het einde van de 

kunst, wat onheilspellend klinkt, maar geeft zelf aan het begin van zijn essay al aan 

dat dit een ‘overstatement’ is. Hij kondigt niet het einde van de kunst in zijn geheel 

aan, slechts het sterven van de ‘Schone Kunsten’, die van de hoge cultuur. Echter,  

en dit is een belangrijke nuance, het is eerder een waarschuwing dan een verkondiging,  

te vinden in het ene zinnetje dat Danto terloops in zijn essay schrijft: ‘If artists are 

content with that’: als kunstenaars zich daar tevreden mee stellen. Hiermee doet hij, 

enigszins verdekt opgesteld, een beroep op de kunstenaar, en verzoekt de kunstenaar 

om hier niet tevreden mee te zijn en in te grijpen. We kunnen dit einde lezen als een 

noodzakelijke dood voor een nieuw begin. 

Laat me deze stelling nog even nader verklaren. Kunst is volgens Danto altijd dezelfde 

gebleven, in de zin dat ze altijd dezelfde essentie in zich droeg. Wat hij eigenlijk 

aantoont met deze modellen, is dat de geschiedenis steeds de nadruk op de verkeerde 

essentie van kunst heeft gelegd. In het eerste model wordt alles wat gemaakt werd en 

wat niet tot een directe equivalent van de werkelijkheid behoorde buitengesloten, en 

niet als kunst beschouwd. Maar de kunstenaars begonnen zich steeds meer te wagen 

aan manieren van uiting buiten de weergave van perceptuele equivalenten. Kunst begon 

zich te bewegen buiten de paden die we ervan verwachtten. De conclusie: wat er van 

kunst verwacht werd strookte niet met de essentie van kunst.

Om deze discrepantie te ondervangen, werd er een nieuwe theorie gebruikt. De 

expressietheorie. Alleen was er zo geen vooruitgang meer te vinden. De kunst moest 

een nieuwe weg vinden die resulteerde in het derde model waarin kunst zichzelf  

bevraagt en uiteindelijk filosofie werd. Ware, zuivere kunst mocht niet beïnvloed  

worden door kunstvormen buiten haar eigen gebied. De schilderkunst mocht 

bijvoorbeeld geen methoden of eigenschappen uit de beeldhouwkunst halen, want  

dat was geen onderdeel van haar zuivere vorm, haar essentie. Kunst was niets anders 

dan de zoektocht naar wat kunst was. Deze ontwikkeling van de kunst richting haar 

pure vorm is voor Danto’s theorie essentieel, in die zin dat Danto de geschiedenis van 

de kunst ziet als het proces van een steeds zuiverdere vorm van het antwoord op de 

vraag wat kunst is. Maar ook dit model bleek niet de essentie van kunst te vangen,  

het heft kunst zelfs op. En nu zitten we met de restanten in een periode waarin er geen 

allesomvattende definitie te geven is. Sinds het eindeloos aangehaalde voorbeeld van 

the Brillo Box van Andy Warhol2, waarin Warhol doodgewone zeepverpakkingen in een 

kunstcontext presenteerde en zijn werk de vraag: wat is kunst en wat is het niet meer? 

liet stellen - of zoals Danto het graag omschrijft: het kunstwerk de vraag ‘Why am I art?’ 

liet stellen. De zelfbevraging werd een essentieel onderdeel van de kunst, waardoor het 

tijdperk, dat Donald Judd zo mooi formuleerde als: ‘If someone calls it art, it is art’ 

aangekondigd werd: alles mag in de kunst, en er is geen vastomlijnde definitie meer  

te geven. 

Dit aangekondigde sterven van de Schone Kunsten leidt echter een impasse in. Een 

periode van zijwaartse stappen waarin we niet kunnen definiëren wat kunst wél en wat 

ze niet moet zijn, of hoe we ermee om moeten gaan. Danto geeft, of weet, er zelf geen 

antwoord op. 

Maar wat moeten we er dan mee? Het einde is aangekondigd, maar een oplossing is 

niet in zicht. De stroom van zorgen die geuit worden over het verdwijnen van kunst en 

een hoge cultuur blijft aanhouden. Het lijkt alsof ieder dit einde nog immer in zijn nek 

voelt hijgen, en we nog steeds op zoek zijn naar een oplossing. Iemand die, dertig jaar 

na dit einde, wilde onderzoeken waar deze  aanhoudende zorgen-stroom vandaan komt 

en de oorzaken en gevolgen hiervan onder de loep heeft genomen is Alessandro Baricco, 

die ik in het volgende hoofdstuk bespreek.
2 The Brillo Box (1965) wordt door Danto steeds aangehaald als het moment waarop de kunst zich cul-
tiveerde als een louter conceptueel begrijpbaar domein. Deze trend had zich echter reeds eerder ingezet, al 
voor Duchamp met zijn op een krukje gemonteerde fietswiel uit 1913.
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4. de BarBaren
Alessandro Baricco is een populaire Italiaanse schrijver en filosoof die tussen mei 

en oktober 2006 een serie artikelen schreef over het veranderen van een cultuur, die 

wekelijks gepubliceerd werden in de Italiaanse krant La Repubblica. Verzameld in het 

boek: De Barbaren (2006). 

Met dit boek waagt Baricco zich tussen de schare critici die zich beklagen over de 

teloorgang van de hoge cultuur. Deze critici plaatsen zichzelf vaak boven deze cultuur 

waar ze zich over beklagen. Ze blikken vanaf hun eigen hoge troonstuk, kennis en 

beschaving, waar ze een absolute waarde aan toekennen (lees aan zichzelf) naar beneden 

en constateren dat er veranderingen plaatsvinden die ze niet kunnen duiden. In hun 

ogen altijd een devaluatie. Baricco omschrijft dit beklag ‘als iemand die tegenover een 

giraf hoofdschuddend opmerkt: veel te lange poten en nek, afschuwelijk. Het probleem 

is dat het niet een mislukt, langgerekt paard is – het is een giraf.’ (p.1523). Echter, 

ondanks dat Baricco zelf uit deze kringen komt, heeft hij met zijn serie artikelen een 

ander doel voor ogen. Hij stelt niet van bovenaf te willen klagen en oordelen, immer een 

paard te willen zien, hij wil proberen te begrijpen wat het is dat de critici doet stellen dat 

er een devaluatie aan de gang is. Want ook hij voelt dat er íets aan de gang is:

Er zijn een paar dingen die ik graag wil begrijpen, met betrekking tot wat er hier om 

me heen gebeurt. Met ‘hier om me heen’ bedoel ik het piepkleine stukje wereld waarin ik 

verkeer: tussen mensen die hebben gestudeerd, mensen die nog studeren, verhalenvertellers, 

theatermensen, intellectuelen, dat soort lieden. Een vreselijk wereldje, in veel opzichten, 

maar uiteindelijk is dat  de plek waar de ideeën grazen, en de plek waar ik ben gezaaid.’ 

‘(…) waaruit bestaat de mutatie die ik om me heen zie? Als ik het moest samenvatten 

zou ik het zo zeggen: allemaal voelen we dat er een onbegrijpelijke Apocalyps in de lucht 

hangt, en overal horen we die stem rondbazuinen: “De barbaren komen eraan!4

Waaruit bestaat de mutatie? Wie zijn die barbaren wier komst wordt aankondigd? 

Dit is zijn de vragen die Baricco zich stelt in zijn essay. Hij heeft het gevoel dat alle 

gewaardeerde waarden uit de cultuur aan het omkeren zijn: het oppervlak in plaats van 

de diepgang, snelheid in plaats van reflectie, sequenties in plaats van analyse, surfen  

in plaats van verdieping, communicatie in plaats van uiting, multitasking in plaats  

van specialisatie, plezier in plaats van inspanning. Dit is het gevoel van teloorgang, 

waarin de hoge cultuur aan terrein verliest en die wordt overgenomen en ‘gemuteerd’ 

door de barbaren.

Baricco omschrijft deze mutatie als groter dan een simpele generatiekloof. De barbaren 

zijn de mutanten, een nieuw soort mens dat kieuwen aan het ontwikkelen is en die 

besloten heeft om onder water te leven. Het zijn degenen die de ‘mutatie’ in gang 

hebben gezet, die de veranderingen creëren waardoor het gevoel van verlies ontstaat, en 

hier plezier in scheppen. Kort samengevat zou je hen kunnen omschrijven als een ieder 

die niet in de hogere cultuurkringen verkeert.

De vrees om te worden verslagen en verwoest door hordes barbaren is zo oud als de 

geschiedenis van de beschaving. Beelden van woestijnvorming, van parken die zijn 

geplunderd door nomaden en van vervallen gebouwen waarin het vee staat te grazen, 

keren voortdurend terug in de decadente literatuur, vanaf de Oudheid tot aan onze tijd.5     

.                  

Hij zegt niet zozeer te willen begrijpen wat de wereld nu is, maar wel wat de wereld aan 

het worden is en wat de gevolgen zijn. Wat hij constateert is: ‘er zijn tegenwoordig vele 

handelingen die jarenlang tot de meest verheven gebruiken van de mensheid hebben 

behoord, en die nu geenszins zieltogend zijn, maar die zich juist met verbazingwekkende 

vitaliteit vermenigvuldigen. Het probleem is echter dat ze door die vruchtbare 

voortplanting hun meest diepgaande kenmerk, de rijkdom die ze in het verleden hadden 

bereikt, misschien zelfs hun meest wezenlijke bestaansrecht, lijken kwijt te raken.’6   

Om de barbaar en de mutatie te begrijpen wil Baricco midden in de veranderingen gaan 

staan en zich laten omringen door de barbaren. Hiervoor heeft hij drie afzonderlijke 

terreinen gekozen waarbinnen dit fenomeen zich volgens hem op zijn grootst afspeelt: 

wijn, voetbal en boeken. Hij beschrijft deze elementen als een microkosmos waarin 

we op kleine schaal de grote tendensen kunnen vinden die de aanleiding vormen voor 

de eerder genoemde mutatie. Hij kiest deze gebieden omdat we hier een belangrijke 

hypothese leren: wanneer we een kennelijk zielsverlies waarnemen, weten we dat daar, 

onder het oppervlak van een klaarblijkelijke barbaarsheid, gebeurtenissen van een 

andere aard aan het werk zijn, die je een voor een kunt en moet aanduiden. Je kunt 

immers niet bestuderen hoe het dier loopt door alleen naar de voorpoten te kijken. Dus 

moeten we alle aspecten, hoe klein ze ook lijken, bestuderen.

,,

   ,,

,,

,,
3 Alessandro Barrico: De Barbaren, Bezige Bij 2012. Vertaling Manon Smits, p.152.
4 idem, pp. 9, 10
5 idem, p.13
6 idem, p. 36
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Wijn
Een Amerikaan (ironisch genoeg) nam het op zich om in navolging van de Fransen 

wijn te gaan maken, omdat ook de Amerikanen wijn wilden drinken. Hij begon met het 

namaken van de beste Franse wijnen, maar ze moesten een beetje aangepast worden 

aan het Amerikaanse publiek. Die wijn moest eenvoudig en spectaculair tegelijk zijn 

en het is deze wijn die we tegenwoordig universeel drinken en die de Franse elegante en 

complexe wijnen vervangen hebben. Baricco noemt dit de ‘Hollywood wijn’ en spreekt 

van wijn zonder ziel.

In het klein beschrijft de microkosmos van de wijn  de wereldwijde opkomst van een 

werkwijze waarbij het lijkt (ik zei líjkt) dat, afgezien van de handelingen op zich, alle 

diepzinnigheid, complexiteit, oorspronkelijke rijkdom, edelheid, ja zelfs de geschiedenis 

ervan overboord wordt gegooid. Een mutatie die erg doet denken aan de mutaties de  

we zochten.7

Om deze microkosmos te ontleden en zo de grote lijn te ontdekken bespreekt Baricco de 

subgebeurtenissen die volgens hem leiden naar de overkoepelende gebeurtenis: 

‘De opkomst van een (elegante) barbaarsheid.’8  Hieronder samengevat:

A Gemanipuleerde vercommercialisering: de daling van de kwaliteit met       

een stijging van de kwantiteit, geldverdiensten ten koste van kwaliteit 

(onder andere doormiddel van die kwantiteit) en het geloof dat als iets goed 

verkoopt het weinig waard is. 

B De technologische vernieuwingen waardoor ambachtelijke kennis niet 

meer nodig is en de eeuwenoude traditionele ambacht voor het maken van 

wijn voor iedereen beschikbaar is geworden. Tevens de snelheid en kwantiteit 

van het produceren van wijn verhogend, onderwijl de mythe van wijn als iets 

verhevens en kostbaars onderuithalend. 

Gevolgtrekking: door technische revoluties worden privileges onderuit gehaald 

die eerder alleen voor de kaste waren die het primaat van het ambacht in handen 

had. Die nieuwe kaste muteert ze vervolgens naar de eigen maatstaven.

C Modern taalgebruik: taalrevolutie, in het geval van wijn die van Robert M. 

Parker. Parker was een Amerikaan die in eenvoudige, directe taal over wijn 

begon te schrijven en een puntensysteem ontwierp (het welbekende Parkerpunten 

systeem) voor het beoordelen van wijn. Hierdoor werd het begrijpen van wijn 

voor een groot publiek beschikbaar en zo de drempel voor het kopen en drinken 

van wijn lager. Men hoefde geen diepgravende kennis meer te vergaren door het 

jarenlang bestuderen van verschillende wijnen om ze te begrijpen. 

Gevolgtrekking: ‘De barbaren gebruiken een nieuwe taal die neigt naar 

eenvoudiger, laten we zeggen moderner’. Door er in een nieuwe bewoording over 

te schrijven en dientengevolge te denken wordt de ziel van het object, in dit geval 

wijn, aangetast.

D Keuze voor spektakel: de wijn is door de Amerikanen zo gemanipuleerd 

dat hij de kortste en snelste weg naar het genoegen zoekt.

Gevolgtrekking: ‘het is alsof het idee van schoonheid wordt vervangen door dat 

van spektakel: het is alsof de techniek de voorkeur krijgt boven inspiratie, het 

effect boven de waarheid’ 9

Baricco beschrijft het uit de romantiek geërfde idee,' dat om echte waarde te 

bereiken een lange kronkelige weg de diepte in afgelegd moest worden en dat de 

barbaren dat idee niet kennen. ‘De spektakel wordt een waarde. Dé waarde.’ 10

Voetbal
Vervolgens stapt Baricco over naar het gebied van voetbal, alwaar volgens hem ook een 

ontzieling plaatsvindt. Hij toetst zijn bij wijn gevonden hypothesen, over de vorming 

van de mutatie, op voetbal: door de opkomst van digitale televisie (B) krijgt een groep 

mensen die grotendeels gelieerd is aan het heersende culturele model toegang tot een 

handeling waarvan ze eerder uitgesloten waren, die ze vervolgens instinctief het model 

van spektakel (D) meegeven en het naar een modern taaluniversum (C) brengen, en zo 

weten te bereiken dat het een verbluffend verkoopsucces wordt waardoor de consumptie 

wordt verveelvoudigd (A). Hij constateert dat de gevonden hypothesen die de oorzaak 

zijn voor een mutatie  ook voor voetbal opgaan en dus kloppen. Daarnaast vindt hij nog 

drie subgebeurtenissen die leiden tot die mutatie:

E Vermenigvuldiging van het ritueel: wat Baricco hiermee bedoelt is dat de 

barbaren de neiging hebben juist datgene wat een ding zijn ‘speciaalheid’ 

gaf neer te halen. In het geval van voetbal dat het tegenwoordig alle dagen te zien 

is, zelfs op meerdere kanalen. Het is geen moment meer waar naar uitgekeken  

kan worden, waar men eens goed voor gaat zitten en de aandacht op richt.  

Het ritueel is verveelvoudigd, en zodoende het gewijde verdund. 

Gevolgtrekking: ‘De barbaren hebben de neiging om juist het gewijde deel van  

,,

,,

7 idem, p. 41   8 idem, p. 42   9 idem, p. 46  10 idem, p. 47   
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de onderwerpen die ze aanvallen te treffen, en er een op het eerste oog meer 

seculiere consumptie voor in de plaats te stellen. (…) Ze gaan recht op de meest 

verheven kern van de zaak af, en verwoesten die.’ 11

F Middelmatigheid: in het voetbal van vroeger was er een duidelijke 

taakverdeling voor elke speler en elk rugnummer met een bijbehorende 

functie in het spel. Deze voetbaltactiek moest plaatsmaken voor het totaalvoetbal 

waarin er één gebeurtenis wordt gecreëerd, waaraan iedereen voortdurend 

meedoet. Elke speler moest alles kunnen, maar je kunt niet verwachten dat 

iedereen overal in uitblinkt, en zo ontstond een gebied van middelmatigheid. 

Middelmatigheid is nauw verbonden met snelheid, een derde sub-gebeurtenis; 

de gevolgtrekking hiervan bespreek ik dan ook onder het volgende kopje.

G Snelheid is een derde aspect van de mutatie die geïllustreerd wordt door het 

voorbeeld voetbal. Om alles te kunnen op het veld moet alles snel gebeuren,  

er moet snel gerend worden, snel nagedacht, snel gereageerd worden, snel 

gespeeld worden. 

Gevolgtrekking: Volgens Baricco is genialiteit traag en middelmatigheid snel. 

In middelmatigheid kunnen we snel ‘switchen’ tussen verschillende dingen 

en zo meer tegelijk doen. Door middelmatigheid kunnen en weten we meer 

verschillende dingen, maar hebben we geen verdiepende kennis meer.

Boeken
De verwoesting van het gebied ‘boeken’ baseert Baricco op twee in eerste instantie 

algemeen veronderstelde maar paradoxaal lijkende stellingen:

Mensen lezen niet meer 

Degenen die boeken produceren denken alleen nog maar aan winst, en die maken 

ze ook.

Hiervoor bekijkt Baricco de algemene uitdrukking ‘vercommercialisering’ nader en 

stelt dat dit het gevolg is van een systeem dat er voor gekozen heeft ‘om het commerciële 

aspect voorrang te geven boven welk ander aspect dan ook.’.12 Allereerst wil hij wel 

een algemene aanname onderuit halen. De commerciële nadruk was een gevolg en 

daarna pas een oorzaak. Baricco stelt dat er nooit een onderscheid was tussen kwaliteit 

en commercie. Wij hebben het beeld dat er vroeger boeken van een bepaalde kwaliteit 

uitgegeven werden waar vervolgens een bepaald publiek op af kwam. Maar er was  

juist het tegenovergestelde gaande. Een bepaald publiek vroeg om een bepaald soort 

kwaliteit van boeken die vervolgens uitgegeven werden. Volgens Baricco schiepen 

handelaren geen behoeften, die vervulden ze, en ze probeerden altijd al een zo groot 

mogelijke markt aan te boren. Het is niet zo dat de boeken die men als kwaliteitsliteratuur 

bestempelt na de vercommercialisering minder verkocht worden, in aantal worden ze 

juist méér verkocht dan vroeger. Waaróm we dit denken is, dat het verhoudingsgewijs 

wel lijkt alsof ze minder verkopen. Echter, dat is slechts in verhouding tot de enorme 

aantallen boeken die er in totaal verkocht worden. ‘De barbaren zijn niet zozeer bezig 

met de verwoesting van het bolwerk van de literaire kwaliteit, maar ze hebben het wel 

degelijk aangetast.’ 13

Wat hier bedoeld wordt is dat er wel degelijk gelezen wordt, maar geen ‘echte’ boeken. 

De meeste boeken die de barbaren lezen zijn in hun beleving geen boeken, maar vinden 

hun oorsprong in een punt dat buiten de boekenwereld is gelegen. ‘Het zijn boeken 

waarvan een film is gemaakt, of romans geschreven door tv-persoonlijkheden, of 

verhalen van mensen die op een of andere manier beroemd zijn geworden (ze vertellen 

verhalen die ook al ergens anders zijn verteld).’ 14  Dat ‘buiten de boekenwereld’, en ‘ook 

al ergens anders verteld’ is de kern van de zaak: ‘de barbaren gebruiken het boek om 

betekenissequenties aan te vullen die elders zijn gegenereerd.’ 15. De barbaren willen 

geen boek dat ze zelf moeten plaatsen, maar iets dat past in een reeks verschijnselen, 

een ‘sequentie’. Dit illustreert wat er in onze cultuur aan de gang is. De barbaren lezen 

geen Camus, Salinger of Flaubert. Echter, worden ze verkocht als bijlage van een 

tijdschrift, dan zijn ze via dat tijdschrift verbonden met een grotere sequentie, andere 

werelden die erin worden aangehaald als muziek, mode, reizen, films, restaurants, 

een vage culturele smaak – werelden die de barbaar kent. Als zijn tijdschrift zegt 

dat Madame Bovary daarin past, dan koopt hij het. Het is als het kopen van een imago. 

Baricco vat deze subgebeurtenis samen als:

H Sequentie

Gevolgtrekking: ervaring is voor de barbaar dus iets geworden wat de 

vorm heeft van een reeks, een sequentie, en een weg door het leven. Het moet de 

barbaar energie opleveren om weer door te kunnen naar een volgend punt, en de 

barbaar wil er vooral niet te lang bij stil moeten staan. Hier komen de begrippen 

snelheid en spektakel weer naar voren. 

›
›

11 idem, p.59   12 idem, p.68    13 idem, p. 82   14 idem, p. 77    15 idem, p. 77
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Portret van de mutant
Nu Baricco de handelingen, sub-gebeurtenissen, ontleed heeft die leiden tot de 

overkoepelende mutatie, en begrijpt wat er gaande is wil hij de barbaar zelf beter 

leren kennen. In een poging te begrijpen wat de barbaar drijft om deze handelingen te 

ondernemen. Hij bekijkt als het ware de eigenschappen die de barbaar bezit. Hieronder 

heb ik ze kort opgesomd:

1   De surfer/ De horizontale mens

  Een eigenschap van de barbaar die volgens Baricco ligt in de creatie van de 

zoekmachine Google. Google is geen voorbeeld van een gebied dat door de barbaren 

geplunderd is, maar het is wie ze zijn. Door Google is de kennis aan de oppervlakte 

gekomen: door middel van een paar klikjes is voor ieder mens toegang te krijgen 

tot elke willekeurige baai van kennis. Het geheim van Google en zijn betekenis voor 

de barbaar ligt in de hiërarchische volgorde waarin de kennis wordt weergegeven. 

De sites die het meest gelinkt (lees geciteerd) worden op andere sites, die ieder 

op zich ook weer het meest gelinkt worden, worden als de meest betrouwbare 

bestempeld, en komen bovenaan de lijst met resultaten voor jouw zoekopdracht. 

Dit ziet Baricco als het systeem waarop de mutatie van de barbaar is gebaseerd. 

Het concept van kwaliteit wordt hier radicaal geherformuleerd. Kwaliteit is niet 

langer wat door een groep mensen met kennis als kwaliteit bestempeld wordt, 

maar wat het snelst antwoord geeft op jouw zoekopdracht. Tevens heeft het de 

betekenis van kennis gemuteerd. Om te ‘begrijpen’ en te ‘weten’ hoeven we niet 

langer diepgravend te studeren tot we de essentie ervan bereiken. Kennis is aan de 

oppervlakte verspreid komen te liggen, in een lijst van zoekopdrachtresultaten. 

Zo zijn we over het internet gaan surfen, gaan navigeren over de oppervlakten 

van betekenis, en zijn we een horizontale mens geworden. Die zich niet meer in 

de verticale diepte begeeft maar over het oppervlak zijwaarts beweegt.

2 De ervaring

Ervaring opdoen is voor de barbaar ‘de zuurstof die garandeert dat 

ze niet dood zijn. Ervaring is een sterke overgang van het dagelijks leven: een 

plek waarin de waarneming van de werkelijkheid samenklontert tot  mijlpaal, 

herinnering, verhaal.’16 De mutatie zit hem hier in de manier van ervaringen 

opdoen die veranderd is waarbij het sleutelwoord snelheid is geworden. Baricco 

vergelijkt de barbaar met een fiets: als hij vertraagt valt hij om ‘en daardoor wordt 

hij onvermijdelijk van enige diepgang gehouden, want dat is voor hem inmiddels 

een ongeoorloofd tijdsverlies.’17 Hier hebben we ‘multitasking’ ontwikkeld, om 

maar vooral niet stil te staan. ‘In hun zoektocht naar betekenis, naar ervaring, 

gaan ze op zoek naar handelingen waar ze snel in kunnen en gemakkelijk weer uit 

kunnen. Ze bewegen zich niet richting een doel, want het doel is de beweging. (…) 

ze zijn niet op zoek naar de ervaring, ze zíjn de ervaring.’ 18

3 ‘Opoffering’ van de ziel

Baricco stelt dat de barbaar zijn ziel opoffert voor het genereren van de 

hoogste waarde: beweging, snelheid en ervaring. ‘De barbaar verliest zijn ziel niet 

per toeval, of uit nonchalance, of uit een misrekening, of gewoon uit intellectuele 

armoede, maar hij probeert juist of hij zonder kan.’ (p.117) 19 Het idee van ziel 

dat we vandaag de dag hebben stamt volgens Baricco uit de Romantiek, maar 

is allang verbasterd: ‘wij noemen het nog steeds ‘ziel’, of we streven na zoiets te 

hebben terwijl we rondom de term spiritualiteit blijven zweven.’ (p.133) 20 Vanuit 

de Romantiek komt het idee dat spirituele groei van het individu plaatsvond 

door middel van een selectieve tocht van inspanning en studie waardoor het 

bijna een privilege was voorbehouden aan de burgerij. Echter, volgens Baricco is 

tegenwoordig de verhouding tussen het niveau van diepgang en de hoeveelheid 

kennis die daar te halen valt helemaal zoek geraakt. Want wat heb je er aan 

om de Negende Symfonie van Beethoven volledig te hebben begrepen terwijl 

je ondertussen nooit naar de bioscoop bent geweest of weet wat smsjes zijn. De 

inspanning die de barbaar, de horizontale mens, de surfer nog wil leveren, ziet 

Baricco niet als een manier om zijn ziel te vernietigen, maar een manier om het 

romantische idee van de ziel te overstijgen. ‘De barbaar zoekt de intensiteit van 

de wereld, net zoals Beethoven daarnaar op zoek was. Maar heeft daarvoor zijn 

eigen wegen.’ 21 

4 Hang naar spektakel

Dat de barbaar een hang heeft naar spektakel en dat het daar zijn 

omgeving naar aanpast, hebben we eerder al geconstateerd. Spektakel is een 

essentieel onderdeel van de ervaring en snelheid. Hier volgt een uiteenzetting van 

de gevolgen van die hang naar spektakel. Volgens Baricco is dit een heel scala 

aan ‘irritante’ dingen die draaien om uitdrukkingen als ‘verleiding’, ‘virtuositeit’, 

‘gemakkelijk’, ‘behaagziek’, ‘oppervlakkigheid’ en ‘effectbejag’. Wat volgens hem  16 idem, p. 109   17 idem, p. 111   18 idem, p. 111   19 idem, p. 117   20 idem, p. 133   21 idem, p. 138
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die irritatie oproept is dat het iets zegt over het klaarblijkelijk vastomlijnde idee 

dat we hadden van het evenwicht wat er behoort te zijn tussen de kracht van de 

inhoud en het verleidelijke oppervlak van elk willekeurig object. De barbaar met 

zijn hang naar spektakel tast dit evenwicht aan. De barbaar geniet van kitsch: als 

we dit evenwicht kwijt raken en het naar een inhoudsloze verleidelijkheid neigt. 

Als het de termen ‘oppervlakkigheid’ en ‘effectbejag’ begint te vervullen en zich 

bij het gebied van de lage cultuur schaart. 

5 Belevingswijze

Aan de hand van de film illustreert Baricco de mutatie in de belevingswijze 

van de barbaar. Eerder hadden we het al over snelheid, oppervlakte en spektakel. 

De film is een medium waarin dit alles samenkomt. ‘Denk alleen al eens aan het 

gezichtspunt, de hoek waarin de camera wordt neergezet: hoe slaag je erin dat 

heen en weer huppen naar verschillende punten die in de ruimte verspreid zijn, 

te transformeren tot één (jouw) blik? Niemand kijkt zo in het echte leven. Maar 

in de film kijken we wel zo. En dat voelt heel natuurlijk.’ 22

De barbaar vindt het heel natuurlijk om snel te af te wisselen, als een gezichtspunt 

te lang aanhoudt wordt het saai, te traag en valt de barbaar om. De barbaar wil 

ook in zijn echte leven de belevingswereld van snelheid en afwisseling. Dit heeft 

gevolgen voor hoe en wat de barbaar wil waarnemen en hoe de barbaar zijn 

waarnemingen verwerkt.

6 Verhouding met het verleden

De verhouding met het verleden van de barbaar is iets waar de beschaving 

woest van kan worden. Het verleden is voor de barbaar, zoals het woord al 

aangeeft, verleden tijd. Einde discussie. De beschaving erkent het belang van het 

terugkijken naar een stuk uit het verleden met de blik van die tijd, om zo de volle 

betekenis te vatten. De Barbaren kijken naar het verleden en nemen mee wat ze 

willen houden, wat ze de moeite waard vinden, maar herbouwen dit verleden 

zoals het ze uitkomt. Zo kan het dat Ché Guevara op T-shirts, hoedjes en zelfs 

sigarettenpakjes een merk is geworden dat niets anders dan een modestatement 

uitdraagt en niets van de originele betekenis of boodschap behouden heeft.

7 Zoeken naar verschil

De geschiedenis veronderstelt een model van zelfovertreffing, waarbij elke 

stap de voorgaande aanvult. Echter, de barbaar, de horizontale mens, is de mens 

die slechts stappen zijwaarts zet. Het belang voor de barbaar is niet zozeer het 

vooruit ontwikkelen in een lineaire toekomst, daar gelooft hij niet in - een gevolg 

van het feit dat hij niet in een verleden gelooft. Ontwikkeling zit voor de barbaar 

in het verschil. Als voorbeeld neemt Baricco de mode. Waarin de ontwikkeling 

van de minirok naar het naveltruitje geen vooruitgang is maar een verschil. 

Dit heeft tot gevolg dat de ontwikkelingen geen vooruitgang meer vormen,  

ze komen  naast elkaar te liggen. 23 

Epiloog
Baricco gebruikt de Chinese Muur als een metafoor voor onze manier van omgang 

met de barbaren. De Chinese muur is door de Chinezen gebouwd met het idee zich te 

beschermen tegen de rooftochten van de nomaden aan de andere kant van de muur. 

Een klus die met eindeloos geduld en veel inspanning eeuwenlang volgehouden werd, 

altijd met precies dezelfde materialen, onderweg nooit van idee veranderend, richting 

één doel. Een scheidlijn tussen de Dynastie aan de ene en de plunderende nomaden  

aan de andere kant. ‘Het was de enige manier om te vechten zonder vuile handen  

te krijgen en een besmetting te riskeren.’ 24

De muur hield de nomaden niet tegen. Ze reden eromheen of sloegen er een bres in. 

Het was niet zozeer een militaire zet als een mentale zet. ‘Het lijkt de versteviging van 

een grens, maar in wezen is het ‘de uitvinding’ van een grens.(…) De Chinese muur 

beschermde niet tegen de barbaren: hij vond ze uit.’ 25 We hebben de muur nodig, maar 

niet om datgene waar we bang voor zijn op een afstand te houden: alleen om het een 

naam te geven. Een gevecht dat we leveren, niet om het te winnen maar om te kunnen 

zeggen dat we ten minste aan de goede kant gevochten hebben. Met ‘we’ bedoelt Baricco 

hier de hoge cultuur en die critici, die zich telkens beklagen over de teloorgang van een 

cultuur om dan weer achteruit te hangen op hun troon om te kijken hoe en of de muur 

standhoudt.

De grootste les die we volgens Baricco uit deze geschiedenis kunnen halen is dat die ons 

voorgoed leert dat elke beschaving in haar omgang met de barbaren het beeld uitdraagt 

dat de beschaving van zichzelf heeft. En dat elke beschaving die tegen de barbaren vecht 

22 idem, p. 154
23 Hier raken Danto’s noties en die van Baricco elkaar op zijn sterkst. Ook Baricco constateert een stop in de 
vooruitgang met een belang voor de geschiedenis, waarin er louter stappen zijwaarts gezet kunnen worden.
24 Alessandro Barrico: De Barbaren, Bezige Bij 2012. Vertaling Manon Smits, p. 195.
25 idem, p. 196
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uiteindelijk niet zal kiezen voor de beste strategie om te winnen, maar voor de strategie 

die het meest geschikt is om zich in haar eigen identiteit te bevestigen. 

Oplossing
In plaats van hardnekkig verzet te bieden tegen de barbaren is het volgens Baricco dan 

ook veel nuttiger om intelligent mee te varen op de stroom: ‘Er bestaat geen mutatie die 

niet te besturen is.’  ‘Varen, dat is onze taak. In wezen komt het er denk ik op neer dat we 

kunnen besluiten wat we van de oude wereld willen meenemen naar de nieuwe wereld. 

De dingen waarvan we willen dat ze intact blijven, ook tijdens de onzekerheid van een 

duistere reis. De banden die we niet willen verbreken, de wortels die we niet willen 

kwijtraken, de woorden die we nog altijd willen uitspreken, en de ideeën die we willen 

blijven denken. Het is een verfijnd werkje, een zorg: in die grote stroom in veiligheid 

brengen wat ons dierbaar is. Het is een moeilijke taak omdat het nooit betekent dat 

we iets in veiligheid brengen tégen de mutatie, maar altijd ín de mutatie. Want dat wat 

gered wordt zal nooit datgene zijn wat we tegen de tijd hebben beschermd, maar dat wat 

we hebben laten muteren, zodat het opnieuw zichzelf zou worden in een nieuwe tijd.’ 26

Een oplossing die Baricco hiervoor aandraagt is het cultuurbeleid opnieuw vormgeven:

Welke diepere betekenis kan het hebben om aanzienlijke geldbedragen te besteden om 

zo’n groot aantal barbaren een mentale bruidsschat mee te geven waarvan zij al lang 

geleden hebben besloten dat ze het niet nodig hebben? Zou het niet veel verstandiger 

zijn om diezelfde bedragen aan te wenden voor het begeleiden van de vorming van die 

vreemde nieuwe beschaving, misschien zelfs door ze te dwingen zich te verbinden met 

de wijsheid en de kennis die ze haastig van de hand zouden willen doen als nutteloze 

anachronismen?’ 27

2026
Na zijn bezoek aan de Chinese muur reist Baricco af naar de toekomst, het jaartal 2026, 

om retroactief naar de mutatie te kunnen kijken en ziet hij een geheel nieuwe cultuur 

ontwikkeld. Een algehele omslag, even groots en belangrijk als in de Romantiek en de 

Verlichting, van het doen en denken van een samenleving over cultuur. Met als grootst 

gemuteerd punt de diepte. In 2026 is de hoge cultuur tot het besef gekomen dat de 

betekenis van de dingen niet in de diepte ligt, maar aan de oppervlakte. Het was niet 

zozeer een vergissing om te geloven in een ultieme betekenis, maar wel om die naar 

de diepte te verbannen. De betekenis die er gezocht werd bestond wel, alleen niet daar 

waar ze dachten, de barbaren verspreidden hem over de oppervlakte. Er is geen afstand 

gedaan van de edele, hogere betekenis van de dingen, er is alleen begonnen die na te 

streven via een andere methode. Met als gevolg dat ‘vrijwel elke scheidslijn tussen  

hoge en lage kunst vervaagt omdat er geen laag en hoog meer is (…).’ 28

26 idem, pp. 200, 201
27 idem, p. 180. Baricco beklimt toch, ondanks dat hij zelf stelt dit niet te willen, weer even zijn hoge troon. 
Hij geeft de inruk positief te staan tegenover de omslag die hij aanvoelt. Echter klinkt er hier, en dat zit hem 
vooral in de woorden ‘ze te dwingen’ en ‘die ze haastig af willen doen’ toch een oproep om de mutatie, zij het 
in beperkte mate tegen te gaan, en een betutteling richting de barbaren door.
28 Alessandro Barrico: De Barbaren, Bezige Bij 2012. Vertaling Manon Smits, p. 209.



'na' de barbaren / 3332

5. na ‘de BarBaren’
De hoge cultuur verliest haar draagvlak. Ze geeft de schuld hiervan aan de onwetende 

barbaar uit de lage cultuur. De barbaar, de horizontale mens,  kan in zijn onwetendheid, 

ontkenning van het verleden en hang naar spektakel de grote waarden uit de cultuur 

niet meer herkennen. Uit wroeging trekt de hoge cultuur haar grenzen steeds hoger op 

en keert de barbaar haar rug toe. 

Baricco constateert echter het tegenovergestelde. De hoge cultuur heeft zelf haar glazen 

ingegooid. Ze heeft haar draagvlak verloren door de eigen houding tegenover de hoge 

cultuur. Door zich naar haar naam te gedragen en zich hoog op te stellen, zo hoog dat 

ze onbereikbaar werd,  is ze het contact met de barbaren verloren en is het juist de 

barbaar die zich van haar af is gaan keren. Die ging op zoek naar eigen waarden, die hij 

wel kan bevatten. In wezen is er een vicieuze cirkel ingezet, waarin de hoge cultuur en 

de barbaar zich steeds verder van elkaar afwenden. 

Van het domein van de hoge cultuur wordt door de barbaren steeds iets afgesnoept, 

meegenomen naar het eigen domein en naar lage cultuur gemuteerd. Onherkenbaar 

geworden voor de stugge hoge elite, die het tot giraf geëvolueerde paard niet wil of kan 

accepteren. Dit is de Apocalyps die Baricco als lid van de hogere kringen om zich heen 

voelt: het verschuiven van alle (door de hoge cultuur) gewaardeerde waarden. Met als 

resultaat een vervaging van de grens tussen hoog en laag. Het zijn niet de lage culturen 

die hier over klagen, maar de hoge.

In deze notie komen Baricco en Danto elkaar tegen. Ook in Baricco’s woorden, doch 

niet expliciet vermeld, lezen we een einde van de hoge cultuur, waar kunst en cultuur 

zich louter bij de de lage cultuur, bij kitsch kunnen scharen, waar ze moeten zorgen 

voor snelheid, spektakel, ervaring en een verschil. Kortom: vermaak. 

Echter, waar Danto ons met een impasse achterlaat, ziet Baricco juist een aanloop naar 

een nieuw begin, een compleet nieuwe samenleving en bijhorende cultuurbeleving. 

Al is Baricco er zelf niet geheel tevreden mee. Dit blijkt uit zijn oproep om binnen 

de mutatie te redden wat er te redden valt, niet zozeer tegen de mutatie, maar in de 

mutatie, bijvoorbeeld door het cultuurbeleid aan te passen. Maar wát er gered moet 

worden en hóe we kunnen mee varen in de mutatie weet ook Baricco niet. 

Een aantal mensen dat deze teloorgang of verlies van draagvlak van de hoge cultuur ook 

voorvoelt, tracht hier een antwoord op of een oplossing voor te geven. Dat wordt verder 

besproken in de volgende hoofdstukken.
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6. vervolg

Kunst als distinctiemiddel
Het merendeel van de culturele elite heeft de neiging om massaal bekeken 

televisieprogramma’s als Boer zoekt vrouw of De Bauers, muziek van René Froger  

in een uitverkochte Ahoy of het gejoel in een stampvol voetbalstadion tot de  

laagste regionen der ‘lage cultuur’ te scharen. Maar volgens Liesbet van Zoonen, die  

sinds 2002 de leer-stoel Media en populaire cultuur bij de Faculteit Maatschappij – en 

Gedrags-wetenschappen aan de Universiteit van Amsterdam bekleedt, is het juist  

die populaire lage cultuur die een bindende factor is in de samenleving. Zij kan een 

verbinding maken tussen mensen van heel verschillende achtergronden, omschrijft 

van Zoonen in het interview Onder Professoren Liesbet van Zoonen - De leerstoel Media en 

populaire cultuur 29

Van Zoonen ziet een nieuw soort cultuurbezoeker ontstaan. Aan de universiteit van 

Tilburg wordt onderzoek gedaan naar cultuurconsumptie, waarin er een onderscheid 

wordt gemaakt in de verschillende types cultuurconsumenten. Dit heeft geleid tot het 

type ‘cultuuromnivoor’, in de volksmond ook wel allesvreter genoemd. Allesvreters 

zijn mensen die de ene dag een soap kijken en de volgende dag naar de opera gaan. 

Er is hier geen patroon in te kennen, in de zin dat de cultuuromnivoor alles tot zich 

neemt. Cultuuromnivoren zijn voornamelijk hoogopgeleide mensen die vanuit de hoge 

cultuur ook lage cultuur consumeren. Op deze manier verbindt de lage cultuur de 

hoge cultuur met de barbaren. Echter, andersom, van laag naar hoog gebeurt dat niet. 

Dit komt volgens van Zoonen mede door de houding van de elite: cultuur blijft een 

distinctiemiddel voor de hoge culturen, ‘zeker nu andere distinctiemiddelen, als geld 

en afkomst in de loop der tijd minder belangrijk zijn geworden. (…) Mensen hebben de 

behoefte zich te onderscheiden. Illustratief is de reactie op hoge cultuur die te populair 

wordt. Als je te veel succes hebt, ben je geen kunstenaar meer. Nu de Mona Lisa sinds de 

bestseller ‘De Da Vinci code’ zo populair is, wordt Leonardo da Vinci zelfs “verdacht”.’ 30

Dit is een vreemde paradox in een tijdperk waar er steeds stemmen opkomen vanuit 

de hogere culturele elite over een te klein cultureel besef van het grootste gedeelte van  

de samenleving. Dat, zodra een gedeelte van die cultuur de lagere kringen binnendringt, 

er afstand van wordt gedaan. Juist door degenen die het hardst roepen. 

Volgens mij ligt dit afstand nemen van de hoge cultuur die te populair wordt in de notie 

die Baricco omschrijft als ‘de sequentie’. De barbaar bekijkt de Mona Lisa simpelweg 

als een vervolg, een sequentie op ‘De Da Vinci code’, als een illustratie bij het boek. Hij 

kijkt er naar zonder historisch besef, zonder waardering voor de mimesis, expressie of 

achterliggende filosofie. En het is dit dat de hoge cultuur irriteert waardoor ze er niets 

meer mee van doen wilt hebben. De Mona Lisa is door de barbaren naar de lage cultuur 

gemuteerd. Zo wordt echter, zoals Baricco reeds uitgebreid omschreef, de grens tussen 

hoog en laag immer in stand gehouden door de hoge cultuur zelf -  alleen houdt de hoge 

cultuur een steeds kleiner domein over. Geen wonder dat ze zich bedreigd voelt.

Schoonheid
Kees Vuyk, filosoof, jarenlang directeur van het Theaterinstituut Nederland en nu 

universitair hoofddocent aan de Universiteit van Utrecht is een van de personen die hun 

gedachten regelmatig over de veranderingen in de cultuur laten gaan. In het artikel: 

De hoge cultuur triomfeert 31 stelt Vuyk dat wat we nu meemaken juist de triomf van de 

hoge cultuur is. Hoe optimistisch dit in eerste instantie ook klinkt, en hoe positief zijn 

essay ook begint voor de hoge cultuur, uiteindelijk kunnen we ook uit dit artikel de 

conclusie trekken dat het de hoge cultuur is die haar eigen glazen heeft ingegooid. 

Vuyk ziet, net als Danto en Baricco dat de hoge cultuur vast probeert te houden aan 

de idealen uit de Romantiek, maar deze in een reactie op de banalisering ervan, steeds 

exclusiever presenteert. 

Volgens Vuyk zijn het juist de normen en waarden die de hoge cultuur uitdroeg die 

een algemeen goed zijn geworden, maar op massaschaal hun glans verloren hebben. 

Hiermee sluit hij aan bij Baricco en zijn noties over ‘de barbaren’ die wat ze vinden 

toe-eigenen, vermenigvuldigen en zo ontzielen, de historie en betekenis naar eigen 

smaak gebruikend. 

29 Boekman, tijdschrift voor kunst, cultuur en beleid. Nr 65: Hoge en lage cultuur, winter 2005. 
Uitgave Boekmanstichting.
30 Onder Professoren Liesbet van Zoonen - De leerstoel Media en populaire cultuur’, Boekman 65, 2005
31 zie noot 29
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Vuyk stelt dat de hoge waarden die we uit de Romantiek erfden, zoals schoonheid, 

zelfbeschikking en autonomie, die door de hoge kunsten uitgedragen werden,gemuteerd 

zijn in een eis van de gewone mens. Bijvoorbeeld te herkennen aan tv-programma’s als 

Make me Beautiful, wat niet eens meer een vraag naar schoonheid veronderstelt, maar een 

claim en een recht. In tegenstelling tot het idee van schoonheid in de Romantiek waar het 

voor het genie, de creativiteit, innerlijke autonomie en het vermogen tot zelfbeschikking 

stond, zijn de waarden naar de buitenkant, naar het uiterlijk verplaatst. Maar de moderne 

kunsten, die zich tegen deze op massaschaal overgenomen en gemuteerde noties gingen 

verzetten, zijn geen schone kunsten meer. Het najagen van schoonheid werd verguisd en 

dit is volgens Vuyk de oorzaak dat de hoge cultuur geen aantrekkingskracht meer heeft. 

Een tweede oorzaak voor het verlies van draagvlak van de hoge cultuur is volgens Vuyk dat 

de oude functie van de kunsten, om mensen in te wijden in het emotionele en spirituele 

erfgoed van een samenleving, in de twintigste eeuw overgenomen is door populaire 

media als televisie en internet. Kunst is zo in een marge terechtgekomen waarbij zij zich 

is gaan toeleggen op wat aanvankelijk een bijproduct was van de overdrachtsfunctie: de 

ontwikkeling van uitdrukkingsvormen, hetgeen we ook al tegenkwamen bij Danto in 

het expressiemodel. Volgens Vuyk is dit het moment waarop er een scheiding tussen 

een hoge en een lage cultuur ontstond. De eerste vernieuwend, de tweede herhalend. De 

eerste vooral geïnteresseerd in vormen, de tweede nadrukkelijk inhoudelijk. De eerste 

slechts interessant voor een kleine groep, de laatste populair bij de massa. Hij schrijft 

dat het publiek om meer inhoud vraagt, en vooral om een inhoud die niet overschaduwd 

wordt door de vorm. 32

Hij constateert dat de samenleving langzamerhand genoeg lijkt te hebben van de 

culturele vernieuwingsdrang en dat de trend eerder nostalgisch is: ‘laat onze cultuur 

blijven zoals hij altijd was’. Dit zou de roep van de critici over een teloorgang van een 

cultuur verklaren. Het is niet zozeer de teloorgang van de cultuur die hen dit doet zeggen, 

als wel melancholie, een hang naar het oude, de angst dat te verliezen. De kunsten, die 

zichzelf beschouwen als vernieuwers bij uitstek passen niet in die trend. Het lijkt, getuige 

de vele zelfhulpboeken over het leven in het hier en nu, bezinning en tot rust komen, die 

in overvloed verschijnen, alsof de hele maatschappij behoefte heeft aan rust. Misschien 

is het een rusten op de lauweren om ons voor te bereiden op de enorme omslag die ons 

te wachten staat. Misschien heeft de cultuur even een rustmoment nodig voor ze verder 

kan. Al is die behoefte aan  rust volgens Baricco een laatste poging van mensen om zich 

proberen te onttrekken aan de verandering die we om ons heen voelen, zoals de mensen 

die in de tijd van een eerdere grote omslag, de verlichting, als tegenreactie juist extreem 

gelovig werden.

Balans
De hoge kunst werd volgens Danto te inhoudsrijk, het oppervlak werd als nutteloos 

verworpen. Hierdoor werd wat er over bleef een inhoudsloze, op vermaak gerichte 

kunst met geen of weinig inhoud. Dit is ook waar Baricco over spreekt, maar dan vanuit 

de behoefte van de barbaar. De behoefte aan spektakel en snelheid, waardoor woorden 

als ‘effectbejag’ en alles waar de elite zich aan ergert, een inhoudsloze kunst met louter 

een verleidelijk oppervlak creëerden. 

Hierboven genoemde Vuyk sprak over het niet meer nastreven van schoonheid in de 

kunst, waardoor de kunsten in de breedte hun draagvlak verloren, omdat het beeld de 

toeschouwer te weinig houvast bood. Een midden tussen Baricco en Danto: de kunst 

werd té inhoudsrijk en de toeschouwer wilde er geen moeite meer voor doen omdat 

het hem niet meer aansprak. Welbeschouwd komen alle drie tot de conclusie dat de 

balans tussen een bepaalde inhoud en een verleidelijk oppervlak verloren is gegaan, 

waardoor de grenzen tussen hoog en laag op scherp worden gesteld en uiteindelijk 

zullen vervagen.

Hans den Hartog Jager is kunstcriticus en schrijver van onder andere het boek 

‘Het sublieme, het einde van de schoonheid en een nieuw begin’33. In dit boek bekijkt den 

Hartog Jager wat er met het aspect schoonheid in de kunst is gebeurd. Ook hij stelt 

dat hedendaagse kunstenaars niet meer op zoek zijn naar schoonheid, maar naar 

ideeën. Schoonheid wordt gewaardeerd als een toevallige bijkomstigheid, maar is 

zeker niet het doel. In de moderne hoge kunsten werd er afgerekend met het verlangen 

naar schoonheid, want schoonheid heeft de neiging af te leiden van diepere lagen en 

inzichten. Hij vindt dat de kunsten hierdoor een belangrijk aspect kwijt zijn geraakt en 

dat dit de reden is dat ze worden ondergewaardeerd. 

Echter, schoonheid is een moeilijk begrip omdat smaken verschillen. Volgens den 

Hartog Jager moeten we hem dan ook eerder zoeken in het sublieme. Het sublieme 

gaat volgens den Hartog Jager veel dieper dan de begrippen ‘mooi’ of ‘lelijk’, en is 

overweldigend. Het haalt de toeschouwer uit zijn dagelijkse leven en doet een appel op 

de emotie. Een subliem kunstwerk is zo overweldigend en indrukwekkend dat men het 

niet alleen aanschouwt, maar dat het ook verder gaat in de geest.

32 Kees Vuyk: Kunsten zijn draagvlak kwijtgeraakt. AVRO, Kunst in de Knel? 2010. 
http://avro.nl/kunstindeknel/Column
33 Hans den Hartog Jager: Het sublieme, Het einde van de schoonheid en een nieuw begin, 
Athenaeum-Polak & van Gennep, 2011.
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Maar verandering is op komst. Den Hartog Jager ziet in de afgelopen decennia een 

voorzichtige wederopstanding van het sublieme en de schoonheid. Hij hoopt dat de 

kunst weer terugkeert naar het enige domein waarop zij de alleenheerschappij heeft, 

namelijk de subjectieve verbeelding van het verhevene. Hij ziet bijvoorbeeld Anish 

Kapoor en Francis Alÿs als voorbeelden van actuele kunstenaars die bezig zijn met dit 

sublieme en die hier succesvol in zijn. Dit zijn kunstenaars die een breed draagvlak 

creëren doordat hun werk zowel de barbaar als de elite aanspreekt. Kunst hoeft dan  

niet meer begrepen te worden, men kan het geestelijk aanvaarden. 

Het najagen van het sublieme zou een oplossing kunnen zijn tegen het verdwijnen van 

de hoge kunst. Door de balans terug te vinden en kunst met inhoud én een verleidelijk 

oppervlak te creëren, die ons niet louter op rationeel vlak raakt denkt den Hartog Jager 

het einde van de kunst te voorkomen . Doordat het zowel de mensen uit de hoge cultuur 

als die uit de lage cultuur kan raken. Kunst krijgt zijn draagvlak in de breedte weer terug 

en trekt zichzelf terug uit het gebied van de filosofie, zo een continuïteit garanderend.

Uitdagend
Volgens hoogleraar Kunst en Maatschappij aan de Rijksuniversiteit van Groningen 

Hans van Maanen (1946) is het niet het probleem dat de grenzen tussen de hoge en de 

lage cultuur vervagen, maar dat de terminologie problematisch wordt. Hij stelt in zijn 

artikel ‘Als alles kunst heet…’ 34 dat we belang moeten hechten aan het onderscheid dat 

we kunnen maken. Als de terminologie ‘hoge' en ‘lage’ cultuur verschuift doordat de 

grenzen tussen de begrippen vervagen, verschuift ook de betekenis van de begrippen. 

‘Immers, als ‘alles’ kunst heet, is het niet meer op voorhand duidelijk welke waarde 

dit alles heeft. Kunstwetenschap bestaat bij het definiëren van het onderscheid. 

Zonder onderscheid geen begrip, geen inzicht en zonder inzicht levert de wetenschap 

geen bijdrage aan de samenleving.‘ 35 Het gevolg is dat de critici, kunstkenners en 

kunstinstituten niets meer kunnen zeggen over de hoge of de lage cultuur en de kunst 

die daar bij hoort, omdat de begrippen niet meer op een toepasbare definitie stoelen. 

Van Maanen stelt dat de hele terminologie van hoog en laag niet meer gebruikt kan 

worden, zelfs niet tussen aanhalingstekens. Hij geeft de voorkeur aan de terminologie 

‘gangbaar-uitdagend’, oftewel: maakt iets een gangbare aanspraak op de waarneming 

of een uitdagende, waarbij het tweede begrip kunst kan worden genoemd. Hij betoogt 

dat deze waarneming dwars door alle mogelijke disciplines, ook diegene die Danto’s 

modellen buitensloten, heen loopt omdat dit onderscheid anders is dan dat tussen de 

hoge en lage cultuur. Er is, zo betoogt Van Maanen, hoge cultuur die gangbaar is, en 

dus geen kunst is, en lage cultuur die uitdagend is, en dus wel kunst is. Het verklaart 

waarom bepaalde genres van de populaire of lage cultuur alleen of juist door ingewijden 

worden genoten en waarom niet. Tevens opent het volgens van Maanen een nieuw 

debat om de waarden van esthetische ervaringen opnieuw te onderzoeken. Dit zou een 

nieuwe oplossing voor het ‘einde van Danto’ zijn. Het nadenken over nieuwe termen 

om de kunst te kunnen definiëren zou nieuwe openingen kunnen creëren - mits het 

niet in gefilosofeer blijft steken - en daarmee vooruitgang. De definitie ‘uitdagend’ gaat 

uit van een nieuwe manier van het aanspreken van de waarneming. Een uitdaging, die 

zelfs vooruitgang ’an sich’ veronderstelt. 

34 Boekman, tijdschrift voor kunst, cultuur en beleid. Nr 65: Hoge en lage cultuur, winter 2005. 
Uitgave Boekmanstichting.
35 idem
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7. ConClusie: de BarBaren in    
heT einde van de kunsT

Het einde van de kunst werd  in 1984 aangekondigd door Danto en in 2006  gecultiveerd 

door Baricco. De essays  zijn een verlengde van elkaar en Baricco lijkt het antwoord te 

geven op het einde dat Danto afroept, of eigenlijk, zoals we constateerden, het antwoord 

op de vraag naar een nieuw begin. In feite bevestigt Baricco dat Danto in 1984 wel 

degelijk een punt had toen hij een einde van de kunst voorspelde, maar dat het gevolg 

een totale omslag van de maatschappij zou blijken te zijn die door de hoge cultuur  

werd ingezet, had hij niet voorzien. Baricco leidt ons naar een nieuwe maatschappij die 

we, terugblikkend, vast niet de term ‘de tijd van de barbaren’ mee zouden geven. 

Terwijl beiden tot de conclusie komen, dat de hoge cultuur zichzelf uiteindelijk opheft, 

hebben de heren een verschillende werkwijze om tot deze conclusie te komen. Voor 

beide werkwijzen valt iets te zeggen.

Beide heren komen uit die hoge kringen die vanaf de hoogte naar beneden kijken en 

de veranderingen constateren. We zijn geneigd om meer waarde te hechten aan de 

woorden van Danto, omdat hij een bekend en gewaardeerd filosoof is en zijn gedachten 

onderbouwt met andere grote denkers met een diepgravende kennis. Baricco is een 

populaire schrijver, zijn schrijfstijl wijkt af van de literaire traditie en neigt naar de taal 

van de barbaren. We hebben de neiging dit te wantrouwen. Echter, Baricco heeft ook 

filosofie gestudeerd en bouwt zijn constateringen, minder expliciet dan Danto, op de 

grote denkers. Beiden spreken vanuit een grote kennis. 

Het grote verschil zit hem erin dat Danto in zijn essay de vraag slechts puur en alleen 

vanuit de kunsten bekijkt, deze op een apart eilandje zet en de voorgestelde modellen 

vanuit de intentie van de kunstenaar bekijkt. Voor deze werkwijze valt iets te zeggen 

omdat kunst, door filosofie te worden, zichzelf op een eilandje heeft geplaatst.  Kunst is 

een compleet andere rol van de toeschouwer gaan vragen: die moest actiever meedenken, 

als een kunstenaar, en over het kunstwerk filosoferen om het te begrijpen. Zo creëerde 

de hoge kunst zelf een afstand tussen haar en de toeschouwer. 

Op deze manier past Danto’s blik bij de keuze die de kunst zelf gemaakt heeft. 

Baricco daarentegen gaat midden in de samenleving staan en van daaruit kijkt hij om 

zich heen en ziet er wat er boven hem, in de hoge cultuur gebeurt. Mijn inziens is dit 

een reëlere benadering, aangezien het in de traditie van de kunsten ligt te reageren op 

wat ze in de samenleving aantreft. Het maken van een beeld van een veranderende 

samenleving is misschien wel de beste tactiek om te voorspellen welke ontwikkelingen 

in de kunst zullen volgen.

Zowel Danto als Baricco komen tot de conclusie dat, doordat de mens nog louter stappen 

zijwaarts kan zetten, er geen vooruitgang meer mogelijk is. Het is de verandering die 

het belang vormt, niet de ontwikkeling. Echter, dit is een paradox in zichzelf. Als er 

louter zijwaartse ontwikkelingen ontstaan die geen historisch belang meer hebben,  

dan is dit een veranderde maatschappij, een vernieuwing, dus een vooruitgang. 

Dat beiden dit geen vooruitgang in de goede zin van het woord vinden moet buiten 

beschouwing gelaten worden. Het is het (verkeerd gekozen) woord vooruitgang zelf, 

dat een verbetering impliceert. De Renaissance stoelde zijn ideeën op de Klassieke 

Oudheid. Dat was eigenlijk een stap terug, en toch was het een vooruitgang. 

De cumulatie van zijwaartse stappen zal naar mijn idee onvermijdelijk een vooruitgang 

vormen. De opeenstapeling van horizontale ontwikkelingen zal door een filter moeten, 

en alleen de ontwikkelingen die zich door de filter heen weten te werken zullen een 

belang in de geschiedenis vormen. We kunnen het vergelijken met de groei van een 

boom: komt een groeiende tak een obstakel tegen, moet hij óf er omheen groeien, óf de 

tak stopt met groeien. Bladeren groeien richting de zon - krijgt een blad onvoldoende 

licht en geen voeding meer, sterft het af.  Alleen de takken en bladeren die zich 

ontwikkelen zijn van belang - we kunnen in het moment zelf nog niet zien welke dat 

zijn.

Dit hebben we nooit gekund, de geschiedenis heeft zich immer retrospectief gevormd 

en is daarin altijd selectief geweest. Perioden die steeds verder van ons af komen te staan 

worden in steeds grotere lijnen samengevat.

Het is de mens van nu, die retroactief uitmaakt wat de belangrijke ontwikkelingen zijn 

36 Kees Vuyk: Kunsten zijn draagvlak kwijtgeraakt. AVRO, Kunst in de Knel? 2010. 
http://avro.nl/kunstindeknel/Column
37 Boekman, tijdschrift voor kunst, cultuur en beleid. Nr 65: Hoge en lage cultuur, winter 2005. 
Uitgave Boekmanstichting.
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den Hartog Jager een van de ‘intelligent op de stroom meevarende’ personen, die de 

aanpassing kunnen maken en misschien zelfs wel kieuwen ontwikkelen.

Echter, volgens Liesbet van Zoonen zal dit geen nut hebben, zolang de rest van 

de hoge cultuur niet zal muteren. Zij zullen de hoge cultuur blijven gebruiken als 

distinctiemiddel en zullen niet mee willen varen. Ze zullen alles wat door de barbaren 

geaccepteerd wordt afstoten, zo immer de grens hooghoudend. Tenzij de hogere 

cultuur muteert, zal het probleem van de vicieuze strijd tegen de vervagende grenzen 

blijven bestaan. 

Zelf kan ik het niet helpen me af te vragen of de ontwikkeling van de kunst-

geschiedenis niet alleen maar vanuit maatschappelijke ontwikkelingen kan worden 

beschouwd. De vooruitgang in de kunsten heeft altijd een nauw verband met 

de maatschappelijke, wetenschappelijke en economische ontwikkelingen gehad. 

Retrospectief is een omslag, ontwikkeling of transformatie in de kunst vaak terug 

te voeren op maatschappelijke ontwikkelingen van het moment of als een reactie op  

de maatschappij van een bepaalde tijdsperiode.
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