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Kandelaars, 1979

inkt en krijt op karton

32 x 17 cm 

Ik draag dit boek op aan mijn vader Gerard Sercu



‘Il n’ est point d’ amour sans cérémonial en vue de l’ amour.’ 

antoine de Saint-exupéry

‘De enige manier om over God te spreken  

is de manier van de poëzie.’

WilleM barnard

‘L’ art est une blessure devenue lumière.’

GeorGeS braque
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Het lied van de rechte hoek O, 2008

ijzer

166 x 166 cm
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Het schrijn van de tijd

Wie in Kemmel het huis van Bernard Sercu betreedt, wacht meer dan één verrassing. Bij een eerste 
bezoek toont hij in de tuin het werk Het lied van de rechte hoek O. (pag. 8)

De kunstenaar heeft een ijzeren cirkel – een groot objet trouvé met een diameter van 166 cm  – als 
‘een wiel dat niet meer wentelt’ tegenover de wand van een haag geplaatst. Daarop heeft hij in de loop 
van de voorbije jaren een aantal ingrepen uitgevoerd. 

Sercu vertelt enthousiast over de dialoog die het werk met hem is aangegaan. Zijn woorden zijn 
illustratief en kenschetsend voor het wezen van zijn kunstenaarschap en voor zijn uiterst zorgzame 
manier van werken. 

Bernard Sercu zegt daarover: 
‘Op een dag plaatste ik een vierhoek in het midden van de cirkel. Een vierhoek in hout waarop 

ik een verticale en een horizontale lijn had geschilderd. Na een tijd voldeed de vierhoek echter 
niet langer. Ik verving hem door een cirkel in metaal met een gat in het midden. Rond de opening 
kraste ik met een droge naald elkaar snijdende raaklijnen. Maar ook dat stelde mij uiteindelijk niet 
tevreden. Laatst verving ik de cirkel door een driehoekige steen. Midden op de steen tekende ik met 
houtskool een driehoek. Met de steen was de lege ruimte in de kern van ‘Het lied van de rechte hoek 
O’ opnieuw anders gevuld. Wanneer het regende, verdween de houtskool van de steen en moest ik 
het werk opnieuw maken. Het leek op een rituele daad die de steen een andere dimensie gaf. Met 
de houtskooltekening, de insnijdingen of het schilderen op de verschillende materies probeerde ik 
telkens de binnen- en de buitenkant van de figuur en de cirkel meer met elkaar te verbinden. Uitein-
delijk maakte ik alle ingrepen uit het verleden ongedaan. Nu is de leegte opnieuw hersteld. Zo gaat 
mijn werk de weg van het leegmaken over de opvulling van die leegte terug naar een nieuwe leegte 
en een nieuwe invulling. Kan leegte vervulling zijn? Staat het verhaal van leegmaken en invullen 
voor de angst voor de leegte? In de lege ruimte van het maken verdwijn ik helemaal in het werk. 
Wanneer ik het tekenen en schilderen of het maken van een bas-reliëf beleef als wonen in de leegte, 
dan is het verhaal overbodig. Dan is het werk af en goed. Soms komt er achteraf opnieuw een verhaal 
opdagen, een nieuwe invulling die mij terugbrengt bij de materie en het denken. Leegte en invulling 
zijn het lege graf met de angst, de twijfel, de vraag naar de zin en de herkenning, de symbolen, het 
vertrouwen, de liefde.’

Bernard Sercu is via diverse tentoonstellingen vooral bekend als een introspectief schilder. Wie de 
kunstenaar nader leert kennen, ontdekt evenwel heel wat meer varianten van zijn artistieke per-
soonlijkheid. Hij is meer dan een schilder, meer dan de man van één discipline. Zijn kunstenaar-
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Ster en Steen, 2012

druk met acrylverf en blinddruk

10,5 x 15 cm

schap blijkt veel gelaagder, meertaliger dan gedacht. Zoals aan elke kunstenaar zitten aan Bernard 
Sercu onvermoede kantjes die in het verleden maar zelden werden belicht. Ascetisch, streng maar 
ook frivool. Een onvermoede speelsheid duikt geregeld in zijn werk op. 

Niet toevallig stuurde Bernard Sercu zijn vrienden en intimi met oudejaar een nieuwjaarswens op 
dichtgevouwen steinbachpapier. Daarop was – als een ster – een afdruk te zien, een imprint van een 
steen met daaronder een afdruk in verf van dezelfde steen. Sercu wijst op de ruimte tussen de ster en 
de steen: ‘De ruimte om de ster en de steen heen refereert aan het wit in de eerste abstracte werken, 
de witte ruimte van het begin. De steen op het kaartje is een steendruk. De ster is een blinddruk, een 
druk zonder inkt met dezelfde steen. Een steen zie je alleen bij dag en een ster zie je enkel ’s nachts. 
Ze tegelijkertijd zien is moeilijk! Tekenen en schilderen betekent voor mij de ster en de steen samen 
zichtbaar maken want ze bestaan met en naast elkaar. Zonder de steen was de ster er niet. De steen 
gedrukt met de verf is de aarde. De ster is de steen met verve.’

‘Heel veel werken’, zo gaat hij verder, ‘misschien wel alle werken gaan over de verbinding of het sa-
mengaan van de hemel en de aarde. Het geestelijke en het zintuiglijke. Het spirituele en het materiële.’ 

En in een latere brief gaat de kunstenaar daar nog verder op in: ‘De abstracte kunst met onder 
meer Kazimir Malevitsj, Wassily Kandinsky en Piet Mondriaan heeft een spirituele dimensie die 



11

je niet kunt overschatten. Kunst en religieuze beleving als toegang tot het onzegbare zijn van alle 
tijden. De grens tussen spiritualiteit, kunst en religie is soms flinterdun. Net als in de religie gaat 
kunst op zoek naar wat ons bezielt. Ze staat stil bij het menselijk tekort. Haar drijfveer is het verlan-
gen intenser te leven. Dat is haar toekomst.’

Aan een van de muren in zijn woonkamer heeft hij zijn invloeden en affiniteiten in kaart gebracht 
en opgeprikt. (pag.23) Het is zijn wonderwall geworden. Een intieme hommage aan de groten van 
de kunst en aan al wie van persoonlijk belang blijft voor het werk en het leven van de kunstenaar. Op 
zich is deze muur evenzeer een kunstwerk dat constant wordt uitgebreid en in beweging is. De in-
spiratie van een leven afgewisseld met eigen subtiele toetsen en bas-reliëfs die hij daartussenin heeft 
opgehangen. De namen: Cimabue en Giotto, Fra Angelico, Andrei Rublev en Tommaso Masaccio, 
Pieter Breugel de Oude en Hans Holbein, Auguste Rodin en Constantin Brancusi, Gustave Courbet, 
Paul Cézanne en Vincent Van Gogh, Alberto Giacometti, Constant Permeke, Jean Brusselmans en 
Georges Minne, Andy Warhol, Anish Kapoor, Giorgi Morandi en Nicolas de Staël, Dan Van Severen 
en Roger Raveel, Luc Claus en Etienne van Doorslaer. Plaatsen als Vézelay en Orcival.

Het geheel aan reflecties, referenties, commentaren en aantekeningen is een eigen plaatsbepaling 
van de kunstenaar in historische en persoonlijke context, die dagelijks opnieuw tot leven komt en 
wordt bijgewerkt. 

Overal in het huis vind je het werk. De binnenkant van de voordeur is de drager voor een krijtte-
kening (pag.151). De overloop en de kamers, de tuin, overal brengt de kunstenaar tekens aan. De 
gehele leefruimte is het atelier dat tegelijk als ‘een schrijn van de tijd’ het oude werk bewaart en net 
daardoor voor nieuwe uitdagingen zorgt en nieuw werk ontsluit. 

‘Soms valt een werk me toe’, zegt de kunstenaar. ‘Er zijn werken die je gewoon op je weg tegenkomt en 
die enkel en alleen doordat je ze uitkiest of verder uitwerkt verheven worden tot een kunstwerk.’ Een 
oud verhaal van ontvankelijkheid is het. Van open staan voor. Wegnemen en toevoegen. Schrappen. 
Een verhaal dat uiteenwaait, weg waaiert in duizend verhalen. Het werk verlaat hem niet. Dag in dag 
uit komt met hem ook het werk tot leven. Ingrepen, aanvullingen, notities, schetsen, accentverschui-
vingen… het dagelijkse ritueel van de kunstenaar.’

Bernard Sercu situeert de overgang van zijn figuratieve beginperiode naar zijn abstracte periode 
omstreeks het jaar 1980. Van een bruuske overgang is evenwel geen sprake. De verschillende peri-
odes in zijn werk schuiven organisch in elkaar over. Enkel geleidelijke accentverschuivingen zijn in 
het werk merkbaar. 

Een terugblik.
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De jaren van het onderscheid (1970-1979)

Bernard Sercu werd op 4 december 1953 geboren in de Korte Meersstraat te Ieper als tweede oud-
ste in een christelijk middenstandsgezin met zes kinderen. Vader Gerard Sercu was handelaar in 
kerkgewaden en kwam uit Ardooie. Moeder Nina De Rynck was afkomstig uit Sint Juliaan en was 
bijzonder gelovig. Als kind en tiener was de invloed van ‘het bijzonder beeldenarsenaal’ waarin hij 
opgroeide groot. Uit de beelden die hij zag, puurde hij zijn eigen stem. De sfeer die uit de gewaden en 
attributen voor de eredienst sprak, heeft hem voorgoed getekend. De liefde voor het gewijde kreeg 
hij daar te pakken. Met de jaren leerde hij dat het gewijde niet enkel de eredienst betreft maar het 
gehele leven.

Over het belang van zijn kindertijd en het opgroeien tussen kerkgewaden en andere religieuze 
artikelen zal hij later zeggen: ‘Ik denk dat ik doordrongen ben van “godsverlangen” zonder goed en 
wel te weten wat dat eigenlijk is. De mysterievolle sfeer die uit de gewaden, het vaatwerk, het interi-
eur, de kunst, de architectuur en de eredienst sprak, heeft mij getekend. Dat was mijn eerste contact 
met kunst. Samen met mijn vader kwam ik in kerken, waar we allerhande werken uitvoerden. 

Ik zag er het houtsnijwerk en de glasramen, het borduursel en de schilderijen. Al deze voorwer-
pen leerde ik kennen in de context van de rituelen en de liturgie: kleur had betekenis, afbeeldingen 
waren symbolen. 

Wat in de kerk gebeurde, had betrekking op geboorte en dood, op volwassen worden en kiezen 
voor een toekomst, op spijt en verzoening, op kwetsbaarheid en hoop, op jezelf voeden en reinigen, 
en nog zoveel meer. De kleding, het vaatwerk, de schilderijen, de sculpturen, de kalligrafie, de mi-
niaturen en de architectuur, al deze verschillende vormen van beeldexpressie plaatsten de gewone 
dingen van het leven als het ware in een bijzonder licht. Helemaal bijzonder voor mij was de ontdek-
king dat niet de kunst het belangrijkste was, maar datgene waar de kunst naar verwees. 

Dat is de visie op kunst die ik onbewust met de paplepel heb meegekregen: kunst betreft de gehele 
aarde en het gehele leven, dat als het ware drager is van een geheim.’ 

Op zestienjarige leeftijd trok Bernard Sercu in 1969 naar de Ieperse kunstacademie. Hij volgde er les 
bij Godfried Vervisch en bij zijn oom Jozef Dekeyser. Bij Vervisch leerde hij het Vlaamse expressio-
nisme kennen en Dekeyser deed de fascinatie voor het bas-reliëf in hem ontwaken. Hij bewonderde 
de beide kunstenaars, die qua artistieke opvattingen erg van elkaar verschilden. Vervisch’ visie op 
de schilderkunst als een worsteling met zichzelf en het dagdagelijkse leven contrasteerde met de 
sereniteit waarmee Dekeyser zijn ambacht beoefende. Tijdens de restauratie van de Lakenhallen in 
Ieper ging Bernard als kind meermaals kijken hoe zijn oom hoog op de stellingen in de schepenzaal 
de reliëfs uit de stenen kapte. Het was de tijd van zijn middelbare studie aan het Sint-Vincentius-
college te Ieper. 
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Na zijn middelbare-schoolperiode ging hij aan het KASK in Gent twee jaar fotografie studeren. Maar 
de schilderkunst bleef aan hem trekken. Vanaf 1976 tot 1979 kwam hij in het Sint-Lucas Instituut in 
Gent eindelijk op de juiste plaats terecht. Hij volgde er les bij Adriaan Van Heucke en Yves De Smet. 
Deze laatste maakte als leraar grote indruk op hem door zijn geordende aanpak in het creatieve pro-
ces. Bij De Smet werd het ding drager van betekenis. Kunst als taal werd uiterst belangrijk. Yves De 
Smet leerde zijn studenten de fundamenten van de beeldtaal centraal te stellen. 

Na zijn opleiding aan Sint-Lucas, gevolgd door zijn legerdienst, ging Bernard Sercu terug naar 
Ieper, waar zijn ouders woonden. Het was de periode waarin hij als jonge kunstenaar koortsachtig 
zocht naar de juiste zegging voor zijn kunst. Hij tekende en schilderde aanvankelijk vooral figu-
ratief. De inspiratie daarvoor haalde hij uit zijn directe omgeving. In de werkplaats van zijn vader 
lagen de onderwerpen voor het grijpen. De schilderijen die hij met de kandelaars als onderwerp 
maakte, vallen niet alleen op door de geometrie die voelbaar is in de composities, maar evenzeer 
door de melancholische sfeer die ze uitstralen. De stillevens die hij in die vroege periode maakte, 
beschouwt hij nu als uitlopers van zijn studietijd in Gent. Inhoudelijk geven ze de wortels van zijn 
werk aan, maar de beeldtaal blijft academisch. 

Vlak en lijn (1980-1990)

Het verlaten van het ouderlijk huis aan het eind van de jaren zeventig bracht een verandering mee 
in de thematiek van zijn werk. Sercu schilderde niet langer kandelaars. De bouwstenen van de 
beeldtaal – punt, lijn, vlak, tonaliteit, kleur, ruimte en al hun variaties – gingen meer en meer het 
voorwerp uitmaken van de voorstelling. Het werk werd abstracter. Vanuit zijn nieuwe atelier in de 
Ieperse Gouden Poortstraat keek hij uit op een serre. De kunstenaar raakte gefascineerd door de 
relatie van de constructie van de serre met het licht dat reflecteerde en door het glas naar binnen 
brak. Die fascinatie resulteerde in 1980 in het werk Serre door het raam van mijn atelier (pag.14). 
Zoveel jaren later beschouwt hij dat werk als het begin van zijn abstracte oeuvre. Het werk is een 
compositie waarin verticale en diagonale lijnen samengaan met lichte en donkere overgangen. De 
kleuren houtskoolzwart, grijs en bruin zijn korrelig aangebracht en staan in contrast met de gladde 
witte acrylverf. Deze keuze tekent al onmiddellijk zijn werk. Verticaal staat voor de beleving van het 
moment, het nu. Diagonaal definieert het vlak en vat de ruimte en de tijd. Tijd en ruimte vertalen 
zich eveneens in licht en donker en in een glad en schraal oppervlak. Het zijn enkele van de tegen-
gestelden die zijn werk zullen blijven kenmerken. 
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Serre door het raam van mijn atelier, 1979-80

houtskool, acryl en bister

 83 x 59 cm
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Het werk Serre door het raam van mijn atelier wordt opgevolgd door abstracte tekeningen en schil-
derijen waarin verticaal en diagonaal in zwart en wit maar ook in kleur tegenover elkaar staan 
(pag.27-28). De lijnen en de kleuren zijn complementair. Ze zijn een vertaling van wat reeds in het 
eerste werk aanwezig was. De papieren drager die niet of weinig bewerkt wordt, is het witte licht. 
Het onderzoek met verticaal en diagonaal ontwikkelt zich in de volgende werken verder in genuan-
ceerde kleurvlakken van ‘rode aarde op papier met een tekening in houtskool’. Meerdere verticalen 
en diagonalen worden met elkaar gecombineerd (pag. 31).

Het rood van de aarde is de kleur die samen met wit en zwart in de volgende jaren telkens zal terug-
komen. Serre door het raam van mijn atelier reikt de beeldtaal aan waarop verder wordt gewerkt. Het 
werk wordt in al zijn delen geanalyseerd, verbogen en ontrafeld in een reeks nieuwe werken die niet 
langer verwijzen naar een herkenbare realiteit maar zelf realiteit zijn. 

Voor het eerst ontstaat naast de beelding met verticalen en diagonalen ook het reliëf (pag.16). 
Het papier met de verf komt voor de drager, het hardboard, te hangen. Deze ingreep vindt haar 
oorsprong in een studie van de kunstenaar naar het losgekomen behang in zijn werkkamer. Het 
onderzoek van de beeldtaal concentreert zich hier op de relatie tussen verf en drager. De act van het 
schilderen en het vlak waarop wordt geschilderd van elkaar losmaken is een fundamenteel thema 
in het werk van Sercu. De kunstenaar plaatst zijn eigen handschrift – ‘de geste van het schilderen’ – 
tegenover de schriftuur van de tijd en de materie.

Het werk uit de beginjaren wordt voor het eerst getoond in 1984 in Studio Gaselwest Kortrijk, waar-
na in september 1985 een tentoonstelling volgt in het onthaalcentrum te Geluwe. Vanaf het begin 
vraagt Sercu zich af hoe het vlakke, abstracte motief voorgesteld kan worden als een ruimtelijk werk. 
Hij confronteert ruimtelijke constructies met zijn tekeningen en schilderijen. 

In een tentoonstelling in eigen atelier in 1987 zet Sercu de ruimte uit met lineaire latconstructies 
(pag. 38) Daartegenover plaatst hij reeksen van telkens vier monochrome kleurvlakken in rood, 
geel, blauw en grijs (pag. 44). De beweeglijkheid van de lijn in de ruimte – flitsend of beschouwend 
– wordt geconfronteerd met de ruimtelijkheid van het gekleurde oppervlak.

Naar het einde van de jaren tachtig maakt de boog zijn opwachting in het werk van Sercu. Er ontstaat 
een reeks werken waarin de boog wordt afgetast als drager van expressie en betekenis. Wat zich in 
het begin met het werk Serre door het raam van mijn atelier had aangediend als sfeer of stemming, 
krijgt in de jaren tachtig concrete vorm. Met het verschijnen van de boog wordt de symbolische 
geladenheid van het werk gewekt. 

Vanuit de studie van de lijn in de ruimte is uiteindelijk de synthese ontstaan waarin vier lijn-
karakters de bouwstenen zijn voor elke vorm (pag. 42).
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Zegt Bernard Sercu: 
‘De studie naar de beweging van de lijnen in mijn omgeving, in de natuur of in de architectuur, 

leerde mij vier lijnkarakters te onderscheiden: bij de hoekige lijnen domineert ofwel de verticaliteit 
naar boven en naar beneden, ofwel een beweging naar binnen die vooral gebruikmaakt van hori-
zontalen. Bij de gebogen lijnen onderscheidde ik de lijn als een deel van de cirkel en de lijn die naar 
het centrum neigt als een spiraal. Deze laatste interpreteer ik als een combinatie van een recht en 
een gebogen deel.’

Elk lijnkarakter krijgt in eerste instantie een bepaalde kleur mee die getoetst wordt op een wit 
en zwart veld. Met de verschillende combinaties van lijnkarakters gaat ook de achtergrondkleur 
variëren (pag. 48).

Materie en teken (1990-2000)

In de jaren negentig breidt het alfabet van de kunstenaar zich verder uit. De tekeningen en schilde-
rijen doen zich meer en meer voor als religieuze tekens, zonder dat ze daarbij gaan aanleunen bij het 
iconografische programma van een of andere religie. Een teken ontstaat daar waar tegengestelden 
elkaar raken. Het kruismotief is meestal latent maar ook vaker zichtbaar aanwezig. Meer en meer 
duiken titels in het werk op die verwijzen naar de Bijbel (Jonas, Adam, The Lord is on every side). De 
verhalen en symbolen uit de kindertijd blijven sluimeren en zorgen voor blijvende inspiratie. 

In 1991 verhuist de kunstenaar naar de Kerkstraat in Dikkebus. Met het betrekken van een nieuw 
atelier in het oude kloosterhuis voltrekt zich opnieuw het ritueel van het aftasten van de omgeving. 

Er ontstaan werken die expliciet verwijzen naar de houten ateliervloer, de dakconstructie of een 
raam van de zolder waar zich het atelier bevindt. Dit betekent evenwel niet dat het werk figuratiever 
wordt. De omgeving en het innerlijke verlangen gaan in elkaar op. Spontaan biedt de nieuwe ruimte 
het element hout aan als drager voor de schilderijen. In 1994 is er in het eigen atelier de tentoonstel-
ling Stille tekens tussen kerk en tuin. Drie jaar later volgt Tuin – Nuit. Deze tentoonstelling luidt een 
periode in van zwarte werken waarin witte uitgekraste lijnen een onderhuids licht laten vermoeden.

Op uitnodiging van Herman Van Hove is hij in 1998 te gast in Huize Sint-Jacobus te Gent. Deze 
tentoonstelling bevestigt voor Sercu de betekenis en de geladenheid van zijn werk. Onder de titel De 
zomen van het licht brengt hij er opnieuw zwarte schilderijen. De materie van de verf wint in deze 
zwarte werken nog meer aan aandacht (pag. 73). 
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Reliëf, 1980

papier, ijzer, acryl, karton

79 x 35 cm
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Uit de verf schijnt een klaarheid, een picturaal licht dat de schilderijen een emotionele kracht geeft. 
Naast de schilderijen zijn er houtskooltekeningen met eenzelfde tactiliteit. 

Naar aanleiding van deze tentoonstelling zegt de kunstenaar daarover: 
‘Ad Reinhardt en Pierre Soulages kende ik. Ze bevestigden mijn ervaring dat een kleur veel 

meer betekent dan het woord zelf laat vermoeden. Men kan een kleur niet in woorden vatten. Het 
woord ‘zwart’ zegt niets over de glans of de matheid van de kleur, niets over haar doorzichtigheid, 
densiteit of dikte noch over de staat van het oppervlak waarop de kleur is aangebracht, zacht, gerim-
peld, ruw… De kleur terugbrengen tot het woord is haar amputeren, herleiden, vernietigen. Het is 
kijken met het hoofd en niet met de ogen. Het zijn deze concrete kwaliteiten die ageren, (ingrijpen, 
werken), in de schilderkunst. Van daaruit ontstaat onze relatie, zowel sensueel als mentaal met de 
kleuren en met gans onze ervaring met de werkelijkheid.’ 

Naast papier en canvas wordt hout na de eeuwwisseling een veelgebruikte ondergrond. Aanvanke-
lijk ontstaan er kleine werkjes waarbij het canvas op het hout wordt gekleefd. Later schildert Sercu 
rechtstreeks op het hout. Acrylverf, olieverf, plakkaatverf of inkt reageren elk op hun eigen manier 
op het hout. Dat verleent het werk een andere expressie. Olieverf op houtsnede is een samengaan van 
de directe snede in het hout met de zachte toets van de verf. Zoals bij de zwarte doeken de lichtlijnen 
uit de verf werden gekrast, wordt de materie nu met het snijden in het hout tevoorschijn gehaald. 
De houtstructuur (de grafische kwaliteiten van de materie) en de act van het schilderen zorgen voor 
een bijzondere eenheid en spanning. Bij het zwart, wit en bloedrood komt nu ook de kleur van het 
hout het werk vervolledigen. 

Uit de reeksen kleine werken op hout ontstaan horizontale en verticale werken die zich nog 
moeilijk in één oogopslag laten lezen. Het element tijd wordt op een nieuwe manier ingevuld en in 
het werk opgenomen. 

Symbool en ruimte (2000 – 2012)

In 2002 maakt Bernard Sercu deel uit van een tentoonstelling in het Roeselaarse cultuurcentrum 
De Spil. Werk van hemzelf wordt er geconfronteerd met dat van Johan Parmentier en Etienne van 
Doorslaer. Kunstcriticus Jaak Fontier omschrijft de tentoonstelling als ‘Drie keer rijkelijk minimaal’. 
In zijn openingscauserie bij de tentoonstelling wijst Fontier erop dat het samenbrengen van deze 
drie kunstenaars geenszins op toeval berust.
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Over het werk van Sercu schrijft Fontier:
‘In de tekeningen met houtskool op papier zoekt Bernard Sercu naar de precieze plaatsing in het 

vlak van een vlak, een figuur, een rechthoek. Zeer delicate verdelingen en verhoudingen, gevoelige 
relaties tussen breedte en lengte, op maat berustende betrekkingen bepalen de beelding. Niet min-
der beeldbepalend zijn echter de graden van intensiteit in de kracht van de lijnen. 

Naast duidelijk getrokken contouren zijn er lijnen in mineur aanwezig, half uitgewiste strepen 
en sporen van strepen die nagenoeg volledig werden uitgegomd. Nagenoeg volledig, dus nog aan-
wezig, pianissimo. Voor de waardering van de details, de subtiele sporen van tekenen, tonen en wis-
sen is een lectuur met het oog van dichtbij vereist. 

Hier past inderdaad de term lectuur: het hele blad dient minutieus met het oog afgetast, afge-
lezen te worden. In de ruimte, van op afstand, werken ze anders in, met de kracht van de eenvoud, 
de strengheid van een vormelijk sterk gereduceerde maar tegelijk gevoelige compositie. De schil-
derijen van Bernard Sercu tonen dezelfde kwaliteiten als de tekeningen: een precieze plaatsing, een 
delicate verdeling, een overwogen en tevens sensibele verhouding tussen de in diverse tonaliteiten 
uitgewerkte vlakken. Het zwart, of beter, de zwarten, want ook hier gaat het om variaties in densiteit 
en diepte van kleur, bepalen het karakter van de beelding. Een streep, ontstaan door uitkrassing 
zodat de grondlaag of het linnen zelf te voorschijn komt, verdeelt en verwekt een sterk ruimtelijk ef-
fect. Tussen tekeningen en schilderijen zal de aandachtige kijker een nauw verband ontdekken, een 
parallellie, dezelfde visie en dezelfde gevoeligheid voor de zuivere beelding.’ 

In het oeuvre van Bernard Sercu is 2002 een belangrijk jaar. In het voorjaar confronteert Dirk Vonckx 
van Kunstkamers De Queeste zijn werk met dat van onder meer Giovanni Carta en Gilbert Swimberghe. 
Het werk van Sercu valt er in de expo Incontri - Ontmoetingen volkomen op zijn plaats tussen een ri-
goureuze dialoog van vorm en kleur met het basismateriaal papier, doek of hout (Carta) en een geo-
metrische benadering van de werkelijkheid die banden heeft met het constructivisme (Swimberghe).  
wen Olga Gorokhova samengebracht. Bij Jan Colle toont Sercu o.a. de werken Onderweg naar Da-
mascus. De titel van deze donkere werken verwijst naar een gebied dat ook een schilder als Rem-
brandt nauw aan het hart lag. Zijn illustraties van het apocriefe Bijbelboek Tobias of de genezing van 
de blinde Tobit illustreren hoe het thema ‘zien’ en ‘niet zien’ de grote schilder bezighield. 

Met de doeken Onderweg naar Damascus I, II en III (pag. 76), bestrijkt Bernard Sercu hetzelfde 
thema. De nuances in het zwart worden pas na lang kijken zichtbaar. Geraakt worden speelt zich af 
in een gebied dat de omstanders niet zien of horen. 

Met het veelvuldig gebruik van hout als drager verschijnt ook het thema Beginsel in het werk van 
Sercu. Hij laat zich inspireren door de vertaling van de aanzet van het boek Genesis uit de H. Schrift 
door auteur Willem Barnard: ‘In beginsel schiep God de hemel en de aarde’. Het hoofdaccent ligt 
daarbij op het onophoudelijk doorgaan van de verbindende scheppingsdaad.
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De thema’s Beginsel en Kruisweg ontstaan in het oeuvre van Sercu ongeveer gelijktijdig. Ze staan als alfa 
en omega bij elkaar. Het eerste toont zich voornamelijk verticaal, het tweede horizontaal. De motieven 
waaruit beide bestaan zijn vergelijkbaar. Beginsel kent vooral lineaire oplossingen. De complementari-
teit van het hout en het zwart in de vlakken vinden we vooral bij het thema Kruisweg (pag. 116). 

Elk werk met de titel Beginsel bestaat uit zeven delen. Deze delen vormen één compositie maar 
bestaan ook ieder afzonderlijk en volkomen op zichzelf. Sercu beschouwt elk deel als één moment 
in de tijd. Een stap op de weg. Deel en geheel hebben betekenis voor elkaar (pag. 122). 

In het voorjaar van 2006 stelt Bernard Sercu samen met Etienne van Doorslaer, Jean Paul Vanhove 
en Gilbert Swimberghe tentoon in de Westervleugel van de Ieperse Lakenhallen. Onder de titel 
Jacobsladder, verwijzend naar Jacobs droom in Bethel (Genesis 28, 10-22), presenteert Sercu vijf 
werken. De confrontatie met andere abstracten laat toe te onderscheiden hoe ieder met de schilder-
wijze, de materie, het motief, de kleur en de emotie omgaat. Het vrije schilderen van Sercu met de 
zwarte inktverf op het hout geeft de houtstructuur in zijn werk een dwingend karakter. Het zwart 
omsluit de kleur van het hout. Het aardse hout verheft zich als goud (pag. 107).

2006 is ook het jaar waarin Christine Adam in de Gentse Provenierstersstraat start met haar ont-
moetingsruimte voor beeldende kunstenaars en kunstminnende mensen, Huize St.-Bonaventura. 
In de persoonlijke visie van Christine Adam, die zowel van eenvoud en universaliteit als van monu-
mentaliteit in kleinheid getuigt, past het werk van Bernard Sercu perfect. Dan Van Severen, Nicoline 
van Stapele, Paul Gees en Bernard Sercu zijn de exposanten van het eerste werkjaar. Samen maken 
ze deel uit van de eerste bibliofiele uitgave van Adam de Eerste en Octaaf de Achtste. 

In Huize St.-Bonaventura brengt hij klein werk, voornamelijk op hout. Bij het gelaagd schilderen 
op het hout of op het canvas gaat de verf een verhouding aan met de structuur van de drager, waar-
door een bijzondere intimiteit ontstaat.

In 2008 is Bernard Sercu opnieuw te gast in Kunstkamers De Queeste in Abele-Watou. De tentoon-
stelling met als titel Point Vierge bevat opnieuw heel wat werk op doek. De titel van de expo vindt zijn 
oorsprong in enerzijds het lezen van teksten van Thomas Merton en anderzijds de vroege ochtend-
wandelingen waarin de kunstenaar met al zijn vezels de dageraad beleeft. Point Vierge is immers het 
moment waarop uit de duisternis het licht van de dag wordt geboren. 

Het verlaten van het atelier voor het vertoeven in de ruimte en het licht van het landschap rond 
Dikkebusvijver geeft het werk een andere dimensie. Net als bij het betrekken van het nieuwe atelier 
in de Kerkstraat komen nieuwe elementen uit de werkelijkheid in het werk naar voren (pag. 128). 

Sercu schrijft: 
‘Heel dikwijls dacht ik aan de landschappen van Caspar David Friedrich met hun stemming van on-
eindigheid en eenzaamheid toen ik bij de vijver zat te tekenen. De reflectie van het zwarte bosvlak in 
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het water en het samenspel met de zon die als door melkglas over het zwart heen kwam piepen werk-
ten inspirerend. De ijzeren restanten van wat ooit een rietscherm was voor de eendenjacht zorgden 
voor een grafisch ritme van verticale lijnen boven het van licht doorspoelde wateroppervlak. Met 
die spiegel van weemoed in mij ging ik daarna opnieuw aan het werk in mijn atelier.’

De atelierschilderijen die nu ontstaan, zijn geen landschappen in de figuratieve betekenis. Het 
water en de bosrand of de lucht staan niet model maar worden geabstraheerd in het werk. De geo-
metrische composities, gebaseerd op de gulden snede, en de duidelijke verhoudingen zijn gebleven. 
Ook het grafische van het krassen of het tekenen met houtskool in de verf vind je terug. Nat in nat 
worden de lijnen op het doek gebracht (pag. 132). 

De houtskool of verflijnen in de natte verf of het krassen in de verse verfhuid zijn anders dan 
het snijden in het hout of krassen in de droge verf. Het vlak krijgt met de verf een andere picturale 
inhoud. De verfhuid is afwisselend schraal en dik. De materie van de verf domineert. En met de verf 
de schriftuur. Ook het licht en het donker en de kleur bepalen opnieuw de ruimte in het werk. De 
maker is zelf tastbaarder aanwezig. Met de tentoonstelling Point Vierge wordt 2008 een scharnier-
jaar dat een eindpunt biedt én tegelijkertijd voor een nieuw begin staat. 

In de tweede helft van 2008 start Sercu met de projecten voor de Sint-Petrus en Pauluskerk in Elver-
dinge. Met het motief van de eerste dag uit Beginsel, het scheppingsverhaal, ontwerpt hij eerst een 
glasraam voor de westzijde van de kerk in blauw en rood als eerbetoon aan vier missionarissen (pag. 
86). De verschillende roden en blauwen van het glas, telkens vijf, worden omgeven door loodlijnen 
met verschillende diktes. Het grafische van de lijnen refereert aan zijn ander werk. Na het glasraam 
ontwerpt hij voor de kerk ook een lezenaar (ambo) en een altaar. De twee zijden van de ambo vormen 
een rechte hoek. In één zijde heeft hij in tekens het scheppingsverhaal uitgesneden. Het altaar heeft één 
insnijding rondom, gebaseerd op de gulden snede.

Het derde deel van dit project is de dodenhoek met het kruis en het platform met de kruisweg. 
Het kruis sluit aan bij het altaar en de ambo. De rechte hoek van de ambo is in het kruis openge-
schoven en verwijst naar de tekst ‘Wanneer uw Woord opengaat wordt het licht’ (pag. 93). De twee 
verticale delen waaruit het kruis bestaat zijn verbonden door een balk met dezelfde verhoudingen 
als het altaar.

Door het offer van de Heer is het Woord geopenbaard. Het platform met de kruisweg is de plaats 
waar de mensen een laatste groet brengen aan de overledene (pag. 94). 

Even ruimtelijk als een bas-reliëf zijn ook de werken onder de noemer Het lied van de rechte hoek.
Hij exposeert ze in 2009 in CC De Steiger te Menen voor het eerst in de tentoonstelling Concreet. De 
werken vertonen kleine of grote openingen. Het lied van de rechte hoek, geïnspireerd door Le poème 
de l’angle droit van Le Corbusier, is een variatie op het Beginsel-thema. Centraal in deze reeks staat 
het kruis met een open vierkant in het midden die de wand – de ruimte hier en nu – zichtbaar laat 
(pag. 147). De vier armen van het kruis hebben een andere kleur en bewerking. Acrylverf, plakkaat-
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verf, olieverf en inkt bepalen de expressie van het hout in de kruisen die hij in deze periode maakt. 
Het eerste beeld van het thema Het lied van de rechte hoek is een punt in hout. (pag. 144). Het laatste 
beeld van het thema is de ijzeren cirkel (pag.8).

In 2012 krijgt zijn werk een nieuwe dynamiek wanneer de kerkraad van de Sint-Laurentiusparochie 
van Kemmel hem om een ontwerp voor een kruisweg voor de Lettenberg vraagt. Het ontwerpen van 
een werk uit veertien delen voor deze mooie locatie in de natuur van het Heuvelland is een nieuwe 
stap in zijn oeuvre. Zo ontstaan er zeven reeksen van veertien basreliëfs, de Lettenbergontwerpen I 
tot VII (pag. 99-103). De ontwerpen zijn telkens een andere interpretatie van het kruiswegthema. 
Net zoals in het project voor de Sint-Petrus en Pauluskerk in Elverdinge verbindt de kunst van Ber-
nard Sercu hier het artistieke met het rituele. 

Ook in deze recente ontwerpen is ‘spiritualiteit’ opnieuw helemaal aan de orde. Wie samen met de 
kunstenaar terugkijkt op vier decennia artistieke activiteit stelt vast dat ‘spiritualiteit’ misschien 
wel het belangrijkste thema is waarmee hij al die jaren in de weer is. De kunst van Bernard Sercu 
betreft de gehele aarde en het gehele leven, dat als het ware drager is van een zichtbaar geheim.  
Sercu schrijft daarover:

‘Hoe kan ik mijn dagelijkse doen en laten verbinden met de onnoembare kern van mijn bestaan? 
Dat is voor mij de vraag én de betekenis van het begrip spiritualiteit. Het is mijn zoektocht naar ge-
luk, de zingeving van mijn leven. De naaf en het wiel, de bron en de stroom zijn voor mij sprekende 
beelden die staan voor de relatie spiritualiteit en de dagelijkse werkelijkheid. Het cirkelmotief dat 
nu steeds meer in mijn werk voorkomt sluit daarbij aan. Hoe de omtrek en het midden met elkaar 
verbonden zijn is het thema van deze werken. Ik vergelijk het graag met de zwaartekracht die mij 
staande houdt. Zij trekt mij naar het midden van de aarde. Het is een fysieke kracht die een spirituele 
kracht symboliseert.’ 

De rijke plastische weg die Bernard Sercu sinds het werk Serre door het raam van mijn atelier heeft 
afgelegd, vangt aan met de studie van de lijn en het vlak. Daarna wordt de lijn een teken en het vlak 
wordt materie. Wanneer het teken ten slotte ruimte wordt en de materie symbool, heeft het sacrale 
dat hij kende van de eredienst en uit de werkomgeving van zijn vader zich steeds verder uitgebreid 
naar het gehele leven. Hiermee duidt hij aan wat voor hem de kern en de zin van religie uitmaakt. 
Het beleven van het werk van Bernard Sercu vraagt de nodige zorgzaamheid en aandacht. Het 
vraagt geduldig kijken vooraleer het zich laat lezen en zich als ‘een schrijn van de tijd’ laat openen. 

Paul Rigolle

g
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1993

acrylverf en houtskool op papier

76,5 x 56 cm



‘Het papier is wit 

dan is er een kleine lijn 

het is beslist.’

j.C. Van SChaGen

Vlak en lijn
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1981

vierluik, acrylverf op papier

4x 100 x 20 cm
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1981

tweeluik, acrylverf op papier

2x 150 x 30 cm
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1981

drieluik, acrylverf op papier 

3x 150 x 30 cm
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1981

drieluik, acrylverf op papier

3x 150 x 30 cm
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1984

drieluik, olieverf op papier

3x 55 x 73 cm
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1984

pigment op papier

4x 150 x 120 cm


