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Hierbij verklaar en verzeker ik, Tess Liebregts, dat voorliggende eindwerkstuk getiteld De 

receptiegeschiedenis van ‘de Geboorte van Venus’ van Botticelli, zelfstandig door mij is 

opgesteld, dat geen andere bronnen en hulpmiddelen dan die door mij zijn vermeld zijn 

gebruikt en dat de passages in het werk waarvan de woordelijke inhoud of betekenis uit 

andere werken – ook elektronische media – is genomen door bronvermelding als ontlening 

kenbaar gemaakt worden. 

 

  



3 

 

Inhoud 

Inleiding................................................................................................................................................................... 4 

1. DE GEBOORTE VAN EEN SCHILDERIJ................................................................................................... 8 

1.1 Een eerste blik op het schilderij ............................................................................................................ 8 

1.2 Een levensverhaal ............................................................................................................................... 10 

1.3 Het verhaal achter het verhaal ............................................................................................................ 13 

1.4 Botticelli’s Venus en tijdgenoten ....................................................................................................... 17 

2. HERONTDEKKING IN DE NEGENTIENDE EEUW ............................................................................... 19 

2.1 De eerste fans: Prerafaëlieten ............................................................................................................. 19 

2.2 Als academische studie ...................................................................................................................... 23 

2.3 De invloed van kunstcritici en -historici ............................................................................................. 24 

2.4 Het Botticelli-type .............................................................................................................................. 26 

3. DE HEDENDAAGSE RECEPTIE .............................................................................................................. 31 

3.1 Esthetisch stijlcitaat ............................................................................................................................ 32 

3.2 Campagne boegbeeld ......................................................................................................................... 35 

Conclusie ............................................................................................................................................................... 38 

Afbeeldingen ......................................................................................................................................................... 40 

Bibliografie ............................................................................................................................................................ 51 

Literatuur .......................................................................................................................................................... 51 

Afbeeldingen .................................................................................................................................................... 52 

 

 

 

  



4 

 

Inleiding 

 

Dit werkstuk betreft De Geboorte van Venus van Sandro Botticelli en diens receptie in de 

negentiende, twintigste en eenentwintigste eeuw. Het temperaschilderij met vier figuren 

werd in 1486 vervaardigd voor een onbekende opdrachtgever. Het blijft door gebrek aan 

uitsluitende informatie over het waarom en wat, een veelbesproken werk. Kunsthistorici 

blijven zich afvragen wat precies de betekenis en het doel van het schilderij was.  

De kwestie van interpretatie en betekenisgeving wordt in dit werkstuk uiteengezet. In eerste 

instantie door naar bronnen te kijken die iets zeggen over de oorspronkelijke interpretatie. 

Daarna zal gekeken worden naar hoe voornamelijk kunstenaars in de negentiende, twintigste 

en eenentwintigste eeuw met het werk zijn omgegaan en welke nieuwe interpretaties 

daardoor zijn ontstaan. De hoofdvraag is daardoor: welke ideeën en bronnen inspireerden 

oorspronkelijk de vervaardiging van de Geboorte van Venus door Sandro Botticelli en hoe is 

de interpretatie en betekenis van het werk gedurende de receptiegeschiedenis veranderd? 

 

Bij de opdrachtgever kunnen wij helaas geen informatie ophalen. Er is geen contract of 

andere documentatie over dit schilderij bekend waaruit geconcludeerd kan worden waar het 

werk is geweest tussen circa 1486 en 1530. Daarom moeten kunsthistorici zich beroepen op 

aannames en suggesties over het oorspronkelijke doel en de interpretatie van het werk. In het 

eerste deel van dit werkstuk worden verscheidene ideeën en theorieën over de inhoud van het 

schilderij uiteengezet. Er zal daarbij gekeken worden naar denkers die iets hebben gezegd 

over vormen en mogelijke filosofieën die Botticelli geïnspireerd zouden hebben. Ook zal het 

gaan over de locatie waar het schilderij uiteindelijk terecht is gekomen (en welke zaken 

daaruit geconcludeerd kunnen worden). 

Onderzoek naar de oorspronkelijke betekenis en interpretatie van het schilderij werd al 

eerder gepubliceerd door onder anderen Charles Dempsey in 2001, Siliva Malguzzi in 2003, 

Barbara Deimling in 2017 en Paul Holberton in 2019. Hun gedachtengoed zal dan ook in het 

eerste deel van dit werkstuk aan bod komen. De overlevering wil dat Botticelli zich voor zijn 

kunstwerken veel baseerde op literaire bronnen. Zowel Dempsey als Holberton hebben 

gekeken naar dichters die bestudeerd werden in de renaissance vanwege hun historische 

accuraatheid over de oudheid. Het is onbekend op welke bronnen Botticelli zich precies 

baseerde. Sommige zijn misschien verdwenen, andere hebben hun kans gemist om bij 

Botticelli in bezit te komen. De aannames voor de teksten zijn dan ook voornamelijk 

gebaseerd op zekere connecties tussen Botticelli en de auteurs. Dempsey heeft vooral 

gekeken naar de overeenkomsten tussen een gedicht van Angelo Poliziano en de Geboorte 

van Venus. Hij concludeert dat zij dusdanig overeenkomen dat het schilderij een uitwerking 

van de tekst zou kunnen zijn. Hieruit trok hij vervolgens de conclusie dat aan de oorsprong 
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van het werk erotische ideeën kunnen hebben gelegen. Holberton suggereert ook dat het bij 

dit schilderij om een ekphrasis kan gaan. Maar welke tekst heeft Botticelli dan uitgewerkt? 

Die van Poliziano? Of misschien die van de Griekse, epische dichter Homeros? Deze wordt 

ook regelmatig genoemd als bron die Botticelli bestudeerd zou hebben. Daarnaast oppert 

onder andere Malguzzi dat het werk, naast het uitdrukken van een tekst, ook een filosofie 

uitdrukt. Dat is de neoplatonische filosofie van Marsilio Ficino. Een idee dat ook genoemd 

wordt in het boek Botticelli Reimagined uit 2016. 

Alle auteurs kaarten de venus pudica aan als inspiratiebron voor de Geboorte van Venus. 

Barbara Deimling kijkt daarnaast naar nog meer zakelijke en formele aspecten. Bijvoorbeeld 

het feit dat het werk op doek is geschilderd. Dit betekent volgens haar dat het voor een villa 

buiten de stad moet zijn vervaardigd. Ook het recreatieve thema en de ontspannen sfeer van 

het schilderij noemt zij als bewijs voor deze theorie. Bekend is dat het schilderij met 

zekerheid in een buitenhuis kwam te hangen vanaf 1550. Maar waar het daarvoor hing en 

van wie het was, is nog open voor discussie. Maar mocht het in eerste instantie al bedoeld 

zijn voor een buitenhuis – en waarschijnlijk voor een privévertrek in dat huis – dan kunnen 

we ons afvragen of hoogdravende betekenissen, zoals toegekend door Dempsey en Malguzzi 

wel echt bewust door Botticelli zijn toegepast. En indien wel toegepast dan misschien niet 

met grote reflectie door de opdrachtgever ontvangen. 

We kunnen niet terug in de tijd om in de hoofden te kruipen van Botticelli, Poliziano, Ficino 

en de onbekende opdrachtgever. Maar we kunnen wel uit alle theorieën de meest plausibele 

filteren. 

 

Nu zijn er niet alleen kunsthistorici geweest die inspiratie voor hun onderzoeken hebben 

gebaseerd op de Geboorte van Venus. Door de geschiedenis heen zijn er kunstenaars geweest 

die werken zijn gaan maken gebaseerd op Botticelli. Deze adaptaties begonnen in de 

negentiende eeuw toen het schilderij in de Uffizi op zaal kwam te hangen. Daarvoor is het 

vrijwel altijd in het depot van de collectie geweest. Botticelli raakte vrij snel uit de mode 

toen latere tijdgenoten, zoals Michelangelo en Raphael het toneel stalen. Maar in de 

negentiende eeuw begon de opmars die zou leiden tot Botticelli’s huidige, weergaloze 

succes. Andere all stars van de renaissance zoals de David en de Mona Lisa kennen niet een 

receptiegeschiedenis die zo vroeg begon. Zeker niet een receptiegeschiedenis waarbij het 

werk voor meer gebruikt werd dan alleen studie.  

De Geboorte kent meerdere onderzoeken waarin men zich afvraagt waarom dit schilderij 

zoveel interesse opwerkt. Het meest recente onderzoek over de algehele receptie van 

Botticelli is samengebracht in de tentoonstelling Botticelli Reimagined die plaatsvond in het 

Victoria & Albert Museum te Londen in 2016. De catalogus van deze tentoonstelling is de 

grootste inspiratie- en informatiebron geweest van dit werkstuk. Een ander boek dat de 
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erfenis van Botticelli onderzoekt is Botticelli Past & Present. Beide boeken bekijken het hele 

oeuvre van Botticelli. Daarom wil ik me in dit werkstuk graag focussen op één casus, één 

werk. Hiermee kan meer inzicht worden verworven over hoe de huidige hoge status van een 

van de belangrijkste werken van Botticelli tot stand kwam. Namelijk de Geboorte van Venus, 

die in tegenstelling tot diens beroemde “zusje” de Primavera minder gespecificeerde studies 

kent. 

 

Conclusies uit deze boeken maken duidelijk dat we vooral de Victoriaanse broederschap van 

de Prerafaëlieten te danken hebben voor deze vroege receptie. In dit werkstuk wil ik graag 

kijken naar de aard van de toe-eigening vanaf het moment dat Botticelli ontdekt werd door 

de Prerafaëlieten. Met toe-eigening bedoel ik hier de manier waarop inspiratie via het werk 

van Botticelli verwerkt wordt. Is dat door direct te kopiëren? Is dat door een paar (formele) 

aspecten te imiteren? Hoeveel van de oorspronkelijke interpretatie en intentie blijft bewaard 

en hoeveel wordt vervangen door iets nieuws? In welke contexten wordt het werk van 

Botticelli gezet en wat is daarvan het effect?  

De toe-eigening van de Prerafaëlieten van het werk van Botticelli is bijna letterlijk te 

noemen. Volgens het boek Modern Painters, Old Masters van Elizabeth Prettejohn uit 2017 

hebben de schilders in deze broederschap de houdingen en de elegantie van de figuren van 

Botticelli overgenomen. Het totaal zorgt voor een receptie die onbewust of bewust dezelfde 

kwaliteiten uitstraalt als het werk van de renaissanceschilder. Hoe zich dit zo heeft 

ontwikkeld, is een vraag die dit werkstuk zal trachten te beantwoorden.  

Daarnaast zal gekeken worden naar de manier waarop Botticelli bestudeerd werd door 

academische kunstenaars. Dit was vooral een studie van formele kenmerken, maar ook de 

inhoud van het werk heeft hier mogelijk een rol gespeeld. Een inhoud die oorspronkelijk al 

in het schilderij zou hebben gezeten als we de algemene aanname dat Marsilio Ficino 

invloed had op het werk geloven. 

Negentiende-eeuwse Kunstcritici (van wie Walter Pater zal worden uitgelicht) gingen mee 

met het idee dat het schilderij een verheven betekenis had. En de waardering die het werk als 

resultaat van de populaire geschriften kreeg, zal kort worden bekeken door aandacht te geven 

aan een dichteressenduo dat schreef onder de naam Michael Field. Hierdoor krijgen we een 

beeld van de manier waarop het werk gewaardeerd werd. 

 

In de twintigste eeuw nam de manier waarop Botticelli in kunst verwerkt werd een wending. 

Het sleutelmoment was de vervaardiging van het kunstwerk de Droom van Venus door 

Salvador Dalí in 1939 voor de eerste surrealistische kunstshow in Amerika. Deze New York 

World’s Fair moest respect en interesse aanwakkeren voor de Franse kunststroming. De 

Venusfiguur van de Geboorte plaatste Dalí geïsoleerd in een nieuwe context, namelijk in een 
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installatie verwijzend naar droombeelden en erotiek. Het schoonheidsideaal dat Venus 

daarvoor al had, werd daardoor vergroot zodanig dat de Venusfiguur uit de verheven 

betekenis viel waar ze oorspronkelijk voor bedoeld zou zijn geweest en waar ze door de 

Prerafaëlieten ook nog een hele tijd mee geassocieerd bleef. Het hoofdthema schoonheid 

werd niet meer geassocieerd met verhevenheid, maar met lust, vrouwelijkheid en 

vruchtbaarheid. Deze impact van het werk van Dalí is al eerder geanalyseerd door Riccardo 

Venturi in het boek Botticelli Past & Present uit 2019. 

Analyses van latere werken worden genoemd in het boek Botticelli Reimagined. 

Overkoepelende conclusies hierover zijn door mijzelf getrokken, maar gebaseerd op eerdere 

observaties van Gabriel Montua. Bijvoorbeeld de observatie dat hedendaagse kunstenaars de 

voorstelling van het schilderij zich onder andere toe-eigenen om het over ideeën van 

schoonheid te hebben. De overname van de formele aspecten is nog letterlijker dan voorheen 

bij de Prerafaëlieten. De voorstelling wordt vaak één op één gekopieerd en aangepast of 

vervormd. Waar eerst nog de vage invloeden te zien waren, wordt nu vaak meteen duidelijk 

dat de Geboorte gebruikt is als inspiratie of onderdeel van de (nieuwe) compositie. De toe-

eigening is daarmee letterlijker in vormgeving, maar minder in boodschap, intentie en 

betekenis. 

De betekenis vervalt nog meer wanneer de Venusfiguur populairder wordt. Omdat zij 

dezelfde status krijgt als een Beyoncé of een Lady Gaga, kan zij gebruikt worden als 

boegbeeld om producten en veelbesproken globale kwesties zoals klimaatverandering aan te 

kaarten.  

De werken die tot deze observaties hebben geleid, zullen besproken worden in het laatste 

deel van het werkstuk. Hierbij wordt voornamelijk het gebied van de tweedimensionale 

kunst bekeken, zoals schilderkunst en fotografie, omdat het gehele hedendaagse kunstveld 

dat de Geboorte heeft geadapteerd te groot is. 
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1. DE GEBOORTE VAN EEN SCHILDERIJ 

Het ontstaan van de inhoud en compositie van ‘de Geboorte van Venus’ door Botticelli 

 

1.1 Een eerste blik op het schilderij 

De Geboorte van Venus is een rechthoekig tempera op canvasschilderij in liggend formaat. 

(afb.1). Het onderwerp betreft de liefdesgodin Venus die varend op een schelp aan land komt 

in een landschap met nog drie andere figuren om haar heen. Het werk toont dus niet zozeer 

het daadwerkelijke moment van geboorte, maar het moment daarna. Het schilderij is te 

verdelen in drie onderdelen: een linkervlak, een middenvlak en een rechtervlak.  

 

In het middenvlak, het meest centrale punt, staat een naakte witte vrouw op een schelp. Haar 

lichaam heeft de vorm van een golvende S-curve. En ze heeft in haar rechterhand midden 

boven haar borsten geplaatst. Met de andere heeft zij de onderkant van haar tot-de-knie-

vallende rood-blonde haar bijeengepakt en dit houdt ze voor haar kruis. Haar hoofd houdt zij 

lichtelijk schuin. Haar haar is bij haar nek door drie linten omwonden. Eén deel is niet in de 

staart blijven steken en het golvende haar tot haar schouders waait naar rechts. Aan de 

linkerkant is nog een ander deel van het haar te zien dat gebonden is in een kleine staart. 

Deze maakt een soort slakkenhuisvorm op haar schouder. 

 

In het linkervlak zijn twee figuren te zien die in elkaar verstrengeld boven het water zweven. 

De ene figuur betreft een witte man met bruin haar tot schouderlengte dat naar achter waait. 

Hij draagt enkel een lichtblauwe cape die hij om zijn nek heeft geknoopt en waarvan het ene 

uiteinde zich rond zijn rechterarm wikkelt en waarvan het andere uiteinde voor zijn kruis 

waait. Hij heeft twee donkergroene vleugels met lichte details die qua houding de lijn volgen 

van de bovenkant van het schilderij. Uit de mond van de figuur komt een dun straaltje 

luchtstroom. Zijn wangen staan bol van de inspanning. De andere figuur is een witte vrouw. 

Zij heeft haar armen om zijn middel heen geslagen en een van haar benen voor de zijne 

geworpen. Haar bovenlichaam drukt ze tegen dat van hem terwijl haar gezicht naar de 

zijkant is gedraaid; richting het tafereel in het midden. Haar haar is oranjerood en waait net 

als dat van de man naar achter. Ook heeft zij groene vleugels met lichte details en daarnaast 

draagt zij net als de mannenfiguur enkel een cape. Haar cape is echter donkergroen, het 

materiaal oogt als fluweel; en de knoop waarmee ze de cape om haar nek heeft gebonden 

leunt op haar linkerschouder. Om de figuren heen zweven lichtroze bloemen.  

 

In het rechtervlak staat de laatste figuur. In dit vlak houdt het waterlandschap op en begint 

het land. Het land manifesteert zich als verschillende driehoekige uitstulpingen die uitsteken 
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naar zee. Achter de figuur zijn bomen te zien die duidelijk maken dat het om land gaat. De 

figuur is een witte vrouw, geheel gekleed, maar met blote voeten, in een witte jurk met een 

motief van kleine, blauwe bloemen. Om haar middel draagt zij een riem gemaakt van 

vegetatie met roze bloemetjes, om haar nek een bladerenketting. Haar haar is iets donkerder 

roodoranje dan van de andere figuren op het schilderij en in modieuze manier gedeeltelijk 

opgestoken. Het grootste gedeelte zit in een vlecht die naar achter waait. Zij is en profil 

weergegeven en kijkt naar de vrouw in het middenvlak. Voor deze vrouw houdt zij een rode 

cape omhoog met bloemmotieven erop. Het waterlandschap is lichtblauw van kleur en lijkt 

naar voren te golven; naar de beschouwer toe. Linksonder in de hoek is nog wat uitstekend 

riet te zien. Het schilderij heeft geen overdadige plasticiteit of hoog overtuigend perspectief. 

Het licht dat van rechtsboven komt, geeft de figuren wel zachte schaduwen, maar het licht-

donker contrast is niet overweldigend. Over het algemeen komt het schilderij heel zacht over 

door de lichte kleuren en golvende vormen. 

 

Maar wat is de totale betekenis van al deze onderdelen? De meest oppervlakkige uitleg van 

het schilderij is het verhaal dat het weergeeft. Zoals de bijnaam al verklapt gaat om de mythe 

van de geboorte van de liefdesgodin Venus. Het betreft het moment dat zij op het land 

aankomt nadat zij in zee geboren is. Volgens episch dichter Homeros zou zij het kind zijn 

geweest van Zeus en Dione. (Moormann & Uitterhoeve, 1992, p. 39). Natuurlijk en normaal. 

Maar dichter Hesiodos beschrijft haar geboorte als volgt: zij zou niet zozeer geboren, maar 

ontstaan zijn. Ouranos, de personificatie van de hemel, zou op het punt hebben gestaan om 

geslachtgemeenschap te hebben met zijn vrouw Gaia toen zijn zoon Kronos tussenbeide 

kwam, hem ontmande en het geslachtsorgaan van zijn arme vader in zee wierp. Bij het 

contact met het zeewater ontstond schuim rondom het lid. Het was uit dit schuim dat de 

geheel volwassen vrouw Venus verrees. (Moormann & Uitterhoeve, 1992, p. 39). Andere 

auteurs benoemen een schelp waarin zij door de windgod, Zephyros naar Cyprus werd 

geblazen. (Malaguzzi, 2003, p. 61-81). Deze schelp is aan de compositie toegevoegd. Venus 

meerde aan op het eiland Kythera, waar zij zou zijn verwelkomd door de Horen om 

vervolgens naar de Olympus gebracht te worden. (Moormann & Uitterhoeve, 1992, p. 39). 

Het figuur links is daarom te identificeren als de windgod Zephyros en het figuur rechts als 

een van de Horen. Deze rechterfiguur wordt ook regelmatig geïdentificeerd als Flora 

vanwege overeenkomsten met de Primavera. De vrouw naast Zephyros is lastiger te 

identificeren, maar algemeen wordt aangenomen dat het hier gaat om Chloris, Zephyros’ 

vrouw. Venus op haar schelp is uiteraard het middenonderdeel, het centrale punt, van het 

schilderij.  

Maar hoe zijn kunsthistorici tot deze identificaties gekomen? En hoe zorgde Botticelli ervoor 

dat dergelijke identificaties mogelijk zijn? 
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1.2 Een levensverhaal 

De kunstenaar werd geboren in 1445 in Florence, Italië. Zijn eigenlijke naam was 

Alessandro di Mariano di Vanni Filipepi. “Botticello” was de bijnaam van zijn broer 

Giovanni en betekende “tonnetje”. (Deimling, 2017, p. 7). Deze werd waarschijnlijk zo 

genoemd vanwege zijn figuur. Een andere mogelijke oorsprong van de naam kan te maken 

hebben met zijn andere, oudere broer, Antonio, die goudsmid was, een “battigello”. 

(Malaguzzi, 2003, p. 10). De afgeleide naam “Botticelli” bleef hoe dan ook plakken aan de 

Filipepi’s en uiteindelijk werd de naam zo vaak gebruikt om naar de familie te verwijzen dat 

het een alternatieve familienaam werd. (Deimling, 2017, p. 7). Alessandro Botticelli was de 

zoon van een leerlooier genaamd Mariano di Vanni en zijn vrouw Smeralda. Hij groeide op 

in de buurt van het dominicanenklooster van Santa Maria Novella met zijn drie broers. 

Vanwege een gepassioneerd temperament zou zijn vader hem al vroeg aan het werk zetten 

om een ambacht te leren. (Deimling, 2017, p. 7). Botticelli ging in eerste instantie in de leer 

bij zijn broer Antonio om een goudsmid te worden. Het zou in deze werkplaats zijn dat hij 

zijn ware roeping zou vinden. Er kwamen namelijk regelmatig schilders langs in de 

werkplaats. (Malaguzzi, 2003, p. 10). Op achttienjarige leeftijd ging Botticelli studeren 

onder Fra Filippo Lippi bij wie hij zou blijven tot 1467. (Deimling, 2017, p. 10). Kort daarna 

vestigde hij zich in een eigen werkplaats in Florence. (Deimling, 2017, p. 15). Zijn 

opdrachten kreeg hij vooral van de Medicifamilie, de machtigste familie van Florence. Dit 

leverde Botticelli na een tijd zulke bekendheid op (en niet alleen binnen Florence) dat hij 

werd gevraagd om een deel te schilderen van de Sixtijnse Kapel in Rome. (Deimling, 2017, 

p. 33). Een taak die hij uitvoerde tussen 1480 en 1482. Na zijn terugkeer uit Rome in 1482 

begon Botticelli een serie mythologische taferelen te schilderen. (Deimling, 2017, p. 43). Het 

was in deze periode dat de Geboorte van Venus vervaardigd werd.  

Botticelli werkte het schilderij uit voor een opdrachtgever. Het is echter nog steeds betwist 

wie de klant van het werk was en bij welke gelegenheid en voor welke ruimte het werd 

gemaakt. (Deimling, 2017). Desondanks wordt er vrij algemeen vermoed dat de 

opdrachtgever een lid van de Medicifamilie was. Waarschijnlijk Lorenzo di Pierfrancesco de' 

Medici. Niet alleen omdat hij handelde als een soort mecenas1 voor Botticelli, maar ook 

omdat hij eerder verantwoordelijk was voor de bestelling van twee andere werken van 

Botticelli die rond de vervaardiging van de Geboorte van Venus al in zijn stadspaleis hingen. 

(Deimling, 2017, p. 43-59). Dit betrof de Primavera en Pallas en de Centaur. (zie afbeelding 

2 & 3). 

Lang is geloofd dat de Primavera en de Geboorte van Venus in samenhang gezien moesten 

worden. Dit kwam door een overeenkomst in de weergave van personages. Op beide 

                                                                 
1 Mecenas: een individu die geld beschikbaar stelt voor het maken of behouden van kunst 
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schilderijen is Venus de centrale figuur. Ook de windgod, Zephyros en zijn beminde Chloris 

zijn op beide werken zichtbaar. Bij de Primavera rechts en bij de Geboorte links. De laatste 

figuur, Flora, is op zowel de Primavera als de Geboorte afgebeeld. Op de Primavera wordt 

zij echter weergegeven met blond haar in plaats van roodbruin. De kledij van de figuren is 

gelijksoortig. De schilderijen lijken daardoor elkaars spiegelbeeld, maar dan ieder in een 

andere setting. De Geboorte kan gezien worden als de gebeurtenis die zich vóór de 

Primavera afspeelt, maar de veel later vervaardigde Geboorte blijkt geenszins bedoeld te 

zijn om een voorganger van de Primavera voor te stellen. In het in postuum gepubliceerde 

werk van kunsthistoricus Aby Warburg uit 1975 is te lezen dat Pallas en de Centaur het 

schilderij is dat wij in een zin met de Primavera moesten noemen. Door onderzoek van 

inventarissen was hij erachter gekomen dat deze werken gezamenlijk besteld waren door de 

Medicifamilie. (Holberton, 2019, p. 56). Kunsthistorici achtten het waarschijnlijk dat deze 

twee werken samen een boodschap moesten uitdragen. De werken zijn ofwel vervaardigd 

voor het huwelijk van Lorenzo di Pierfrancesco de' Medici met Semiramide Appiano; ofwel 

voor de viering van het toen net opgeloste dispuut tussen Lorenzo en paus Sixtus V. 

(Malaguzzi, 2003, p. 61-81). In beide gevallen zouden de schilderijen een allegorische 

interpretatie hebben. Ze zouden ofwel een allegorie van de liefde ofwel van de bloei van 

Florence voorstellen. (Malaguzzi, 2003, p. 61-81). In het laatste geval moet de Flora van de 

Primavera worden geïnterpreteerd als zinnebeeld van Florence. Zij brengt de lente, 

symbolisch voor de bloeiperiode die de stad Florence nu kan ervaren na het wegvallen van 

de chaos van ruzie. Het idee dat het schilderij mogelijk ook over liefde gaat, werd 

geconcludeerd uit de aanwezigheid van de geblinddoekte cupido direct boven Venus. Pallas 

en de Centaur toont de wijsheid, Pallas Athena, die het wilde beest, de centaur, in bedwang 

houdt. Hier zou Pallas dus ook gelijk kunnen staan met Florence die de politieke onrust in 

toom houdt. (Malaguzzi, 2003, p. 61-81) 

 

Deze interpretatiemogelijkheden van de Primavera hebben geen directe connectie met de 

Geboorte, maar ze maken wel duidelijk hoe Botticelli’s mythologische werken over het 

algemeen onderzocht worden. Onderzoekers kijken bij Botticelli’s werken niet alleen naar 

het directe verhaal dat wordt afgebeeld, maar ook naar de diepere, een allegorische of 

metaforische betekenis. 

 

De Primavera en Pallas en de Centaur zijn te interpreteren op basis van een politieke 

agenda. De Geboorte van Venus lijkt geenszins politiek. Er wordt dan ook vermoed dat het 

werk voor een ander doel vervaardigd is. Het is lichter van aard te noemen door het gebrek 

van zwaarte in het onderwerp. Het is daarom geloofwaardig dat het schilderij vervaardigd 

zou kunnen zijn voor een villa buiten de stad. (Deimling, 2017, p. 43-59) Argumenten 
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hiervoor zijn onder andere het materiaal. Doek was veel goedkoper dan paneel en dat maakt 

de Geboorte van Venus een minder kostbaar schilderij dan de Primavera die op 

populierenhout werd geschilderd. Ook het onderwerp en de bijbehorende vormgeving van de 

Geboorte van Venus maakte het werk geschikt voor een villa. Dergelijke villa’s werden 

gebruikt om jezelf terug te trekken uit de hectiek van de stad. Thema’s voor kunst in deze 

villa’s verwezen daarom vaak naar rust en recreatie. (Deimling, 2017, p. 43-59). 

Onderwerpen waren dan ook regelmatig landschappen met dieren, badende vrouwen, 

zingende mensen, etc. (Deimling, 2017, p. 43-59). De Geboorte van Venus heeft een zee als 

onderdeel. Je zou kunnen zeggen dat het op een bepaalde manier misschien zelfs verwijst 

naar varen en zwemmen aangezien Venus op een schelp vaart. Het is uitgevoerd in lichte, 

onverzadigde kleuren die het geheel heel zacht en helder laten ogen, fresco-achtig. Geen 

verkeerde onderwerpskeuze voor een kamer van een buitenhuis. 

 

Het schilderij oogt echter alsof er meer achter steekt dan zomaar een mooi, luchtig plaatje. Dit 

komt vooral door die mysterieuze blik die Venus de beschouwer toewerpt. Er is een aantal 

factoren die iets zouden kunnen zeggen over de wijze waarop de compositie van dit schilderij 

tot stand is gekomen. Dit schilderij ontstond in de vroege renaissance, een bevlogen tijd voor 

Florentijnse kunstenaars waar Botticelli er een van was. De renaissance is bekend voor de 

herwaardering van de klassieke oudheid. Men zag in deze cultuur namelijk nobele waarden 

die nagestreefd moesten worden. (Welch, 1997, p. 9). Er ontstond daardoor een tendens om 

zo accuraat mogelijk te kijken naar originele bronnen uit de oudheid. Dit zou Botticelli ook 

gaan doen. Het is waarschijnlijk dat Botticelli of zijn opdrachtgever, net als voor de Primavera 

en Pallas en de Centaur, op zoek is gegaan naar een diepere betekenis voor het werk. Dit is 

passend bij de studia humanitatis2 die op was gekomen. (Welch, 1997, p. 31). Deze studie 

stimuleerde het onderzoek naar de klassieken waar de renaissance zo beroemd voor is. Zowel 

de Primavera als Pallas en de Centaur waren al uitwerkingen van klassieke teksten. Paul 

Holberton noemt in zijn essay in het boek Botticelli Past & Present een aantal mogelijke 

teksten die van invloed zouden kunnen zijn geweest op de mythologische schilderijen. Het is 

echter duidelijk dat de teksten vaak niet één op één naar beeld vertaald zijn, maar alleen het 

idee overgedragen op het doek. De werken zouden daardoor allen allegorieën zijn. Maar welk 

idee, welke inventio, zoals Holberton het noemt, de Geboorte van Venus inspireerde, blijft een 

vraag. Voor mogelijke antwoorden moeten we naar het hof van Lorenzo di Pierfrancesco de' 

Medici, gaan. Hij was Botticelli’s belangrijkste opdrachtgever. Hier raakte Botticelli op de 

hoogte van de nieuwe filosofieën die teruggrepen op de oudheid. 

                                                                 
2 Een nieuwe studiebeweging die naast het al bestaande trivium (bestudering van grammatica, retorica en logica) 

en quadrivium (bestudering van rekenkunde, geometrie, astronomie en muziek) ook aandacht had voor de studie 
van geschiedenis, poëzie en filosofie. (Welch, 1997, p. 31) 
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1.3 Het verhaal achter het verhaal 

Naast formele inspiratieaspecten, waar ik later dieper op in zal gaan, had Botticelli ook 

mogelijke filosofische ideeën van tijdgenoten om uit te putten: de ideeën van het 

neoplatonisme. Plato, een filosoof uit het oude Griekenland, verwierp de kunst zowat. Zijn 

idee was dat de werkelijkheid een kopie is van het goddelijke ideaal dat leeft in de gedachten 

van de mens. Een kunstenaar maakt een kopie van de werkelijkheid en toont daarmee alleen 

maar een kopie van een kopie (de werkelijkheid) van het goddelijke idee. Een kunstwerk is 

vaak namelijk niet één op één verwant met de werkelijkheid. Een kunstwerk verdraait die 

werkelijkheid door maten naar eigen zin te verkorten of te verlengen of door geobserveerde 

eigenschappen te overdrijven. Daarom stelde Plato dat wij via kunst niet bij de waarheid 

kunnen komen, want kunst is bedrog. (Minor, 2000, p. 31-33). 

Hofdichter van de Medici, Marsilio Ficino, kwam via zijn studia humanitatis op deze oude 

denker en koppelde deze aan het middeleeuwse, Christelijke geloof dat nog steeds grote 

navolging had in de renaissance. (Deimling, 2017, p. 43-59). Volgens hem was het idee in de 

gedachte van de mens de stem en de wil van God. Alleen door contemplatie en devotie kon 

men tot inzicht komen over deze goddelijke waarheid. Marsilio Ficino was in tegenstelling tot 

Plato van mening dat de kunst dit proces van het tot inzicht komen kon stimuleren. (Minor, 

2000, p. 57-588). De context van dit idee ontstond in een tijd waarin het gebruikelijk was om 

klassieke waarden te koppelen aan overgeleverde middeleeuwse moralen. (Welch, 1997, p. 

30-31). 

 

Uit een correspondentie tussen Ficino en Lorenzo di Pierfrancesco de' Medici blijkt dat 

Botticelli zeker notie heeft gehad van deze ideeën en dat Ficino misschien zelfs directe invloed 

heeft gehad op de totstandkoming van de Geboorte van Venus. (Evans & Weppelmann, 2016, 

p. 31). Ficino uitte namelijk het volgende idee over liefde; liefde is een eeuwige strijd tussen 

aardse lust en verlangen naar God. Hiermee stelde hij dat sensualiteit en intellect elkaar steeds 

proberen te overwinnen, maar dat het de taak van de mens is om passie te overwinnen in de 

zoektocht naar verlichting. (Deimling, 2017, p. 43-59). Ficino suggereert dat Venus zou 

moeten worden geïdentificeerd met humanitas, het proces van (een beter) mens worden. 

(Malaguzzi, 2003, p. 61-81). De Venusfiguur zou op een of andere manier de hoogste, 

spirituele staat kunnen tonen, zodat zij als een voorbeeld kon dienen voor de superieure moraal 

van menselijkheid. Als wij naar de Geboorte kijken, zien wij dus eigenlijk een beeld dat ons 

intellectueel moet verheffen. Door de fysieke schoonheid krijgt de beschouwer een begrip van 

het goddelijke. Schoonheid gelijk aan een soort spirituele symboliek van het hemelse. Venus 

als stimulans om de goddelijkheid te waarderen. 
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Tegenwoordig wordt echter sterk betwijfeld of dergelijke eerbare gedachten echt voort konden 

komen uit de weergave van een relatief sensueel-aandoende Venusfiguur. Daarom wordt ook 

het werk van dichter Angelo Poliziano aangedragen als inspiratiebron. (Clark, 2006, p. 390-

397). Botticelli zou de dichter hebben gekend, zowel via tekst als via directe communicatie. 

Poliziano’s werk Le Stanze per la Giostra zou als inspiratie voor de Geboorte hebben gediend. 

En als we kijken naar de passage waarin Poliziano over Venus schrijft, zien we heuse 

overeenkomsten met het schilderij:

In de stormachtige Egeïsche Zee is het genitale lid gezien en ontvangen in de schoot van 

Thetis, om over de golven te drijven, gewikkeld in wit schuim, onder de verschillende banen 

van de planeten; en daar met mooie en gelukkige gebaren, wordt een jonge vrouw met niet-

menselijk gelaat op een schelp gedragen, naar de kust geblazen door de speelse Zephyros; 

en de hemel verheugt zich in haar geboorte

Je zou het schuim echt noemen, de zee echt, echt de schelp en echt de blazende wind; je zou 

de bliksem in de ogen van de godin zien, de hemel en de elementen die om haar lachen; de 

Horen die het strand betreden in witte kledingstukken, de bries die hun losgemaakte en 

stromende haar krult; hun gezichten niet gelijk, doch niet anders, zoals het zusters betaamd.

Je zou zweren dat de godin uit de golven was gekomen, haar haar met haar rechterhand 

tegen zichzelf gedrukt, met de andere haar zoete hoop vlees bedekt; en waar de streng haar 

door haar heilige en goddelijke trede was ingeprent, had hij zich gekleed in bloemen en 

gras; toen met gelukkige, meer dan sterfelijke kenmerken, werd ze ontvangen in de boezem 

van de drie nimfen en gehuld in een met sterren-versierd gewaad.3. 

 

Niet alleen het mythische verhaal wordt hier beschreven, maar ook hoe dit volgens Poliziano 

vorm krijgt. Genoemd wordt ‘een jonge vrouw met niet-menselijk gelaat op een schelp 

gedragen, naar de kust geblazen door de speelse Zephyros’. Dit is precies de actie die wij 

afgebeeld zien op de Geboorte. De blazende figuur kan daarom geïdentificeerd worden als 

Zephyros en de figuur op de schelp als Venus. De houding van de Venusfiguur komt ook 

overeen moet de wijze waarop die beschreven is, alhoewel de acties nu gecombineerd worden. 

                                                                 
3 Eigen vertaling van: Nel tempestoso Egeo in grembo a Teti/Si vede il fusto genitale accolto/Sotto diverso volger 

di pianeti/Errar per l’onde in bianca schiuma avvolto;/E dentro nata in atti vaghi e lieti/Una donzella non con 
uman volto,/Da’ zefiri lascivi spinta a proda/Gir sopra un nicchio, e par ch’el ciel ne goda. 

Vera la schiuma e vero il mar diresti,/E vero il nicchio e ver soffiar di venti:/La dea negli occhi folgorar 

vedresti,/E’l ciel ridergli a torno e gli elementi:/L’Ore premer l’arena in bianche vesti;/L’aura incresparle e’ 

crin distesi e lenti:/Non una non diversa lor faccia,/Come par che a sorelle ben confaccia. 

Giurar potresti che dell’onde uncisse/La dea premendo con la destra il crino,/Con l’altra il dolce pomo 

ricoprisesse;/ E, stampata dal piè sacro e divino,/D’erbe e di fior la rena si vestisse;/Poi con sembiante lieto e 
peregrino/Dalle tre ninfe in grembo fusse accolta,/E di stellato vestimento involta. (Warburg, 1893, p. 91). 
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Met haar linkerhand duwt Venus zowel haar haar tegen haar lichaam en bedekt ze daarmee 

haar kruis. Maar het opvallendst is misschien nog wel dat Poliziano een moment neemt om 

over de wapperende haren te spreken, die zo kenmerkend zijn voor dit schilderij. 

Daartegenover is er niet een groep Horen die Venus verwelkomt, maar een enkele, die de godin 

eerder kleed ‘in bloemen en gras’ dan een ‘met sterren-versierd gewaad’. Volgens de tekst laat 

Venus zelf de bloemen achter in haar pad, wat lijkt geïllustreerd te worden door de bloesem 

die haar achtervolgt. Al met al valt te spreken van een redelijk letterlijke overeenkomst tussen 

gedicht en schilderij. 

 

Poliziano baseerde zijn tekst over de Geboorte op geschriften over een verloren schilderij van 

de bekende Griekse schilder Apelles. (Clark, 2006, p. 390-397). Deze geschriften stonden in 

de Anthologia Palatina, een verzamelbundel van verscheidene poëten uit de Griekse Oudheid. 

De poëzie geschreven over Apelles’ Geboorte van Aphrodite4 kent drie overeenkomende, 

terugkerende aspecten (Clark, 2006, p. 390-397):  

1)  Aphrodite wordt geboren uit de zee (en dus niet als kind van Zeus en Dione) 

2)  Wie getuige is van haar schoonheid wordt direct verliefd,  

3)  Opspattend schuim wordt genoemd om het realistische aspect van het 

schilderij van Apelles te onderstrepen.  

Drie aspecten die ook door het werk van Botticelli worden opgeroepen. Er wordt heden ten 

dage nog steeds veel gesproken over hoe betoverend mooi de Venusfiguur van Botticelli is. 

Hoe menig mens van haar in de ban raakt. En in teksten over de Geboorte zien wij 

verwijzingen naar het aanvoelen van de bries als manier om het gevoel van de scène te 

bestempelen als, misschien niet realistisch, maar wel invoelbaar, beroerend. 

 

Onderzoeker David Lang Clark bespreekt in zijn tekst Poliziano’s Kupris Anadyomene and 

Botticelli’s Birth of Venus de mogelijke sensuele betekenis die het werk ook zou kunnen 

hebben. Hij verwijst hiervoor naar kunsthistoricus Charles Dempsey die ingaat op bronnen die 

Poliziano waarschijnlijk gebruikt heeft als inspiratie voor zijn gedicht. Deze bronnen zijn 

erotisch van toon. Zijn deze erotische ideeën mogelijk doorgegeven via gedicht naar 

schilderij? Als dat zo zou zijn, kan Botticelli zich daar niet over uitgelaten hebben in zijn tijd. 

Als hij Poliziano’s gedicht heeft gebruikt, is dat misschien alleen vanwege formele redenen 

geweest; inspiratie voor de compositie. Maar ook vanwege het imago van Apelles. Wie 

namelijk met deze zeer gewaardeerde schilder vergeleken werd, kon dat zien als een immens 

compliment. (Clark, 2006, p. 390-397). Wie zijn schilderijen naar Apelles modelleert, moet 

                                                                 
4 Oorspronkelijke Griekse benaming van de Godin van de liefde 
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wel een zeer goede, verstandige kunstenaar zijn. Dan is Botticelli simpelweg de volger van de 

tips van een schildermeester voor hem.

Een andere tekst die de mythe beschrijft is hymne 6 Voor Aphrodite van Homeros. Algemeen 

wordt aangenomen dat Botticelli deze oude tekst kende. In de hymne wordt het volgende over 

de geboorte van de liefdesgodin gezegd:

 

Ik bezing de schone Aphrodite, eerbiedige godin gekroond met goud, die de citadellen van 

Cyprus beschermt, het eiland waar de mistige stormwinden van Zephyros haar in zacht 

schuim wiegden over de golven van de brullende zee. De Horen, die gouden tiara's droegen, 

verwelkomden haar met genoegen, kleedden haar in goddelijke gewaden, plaatsten op haar 

onsterfelijke kruin een fijn bewerkte kroon van mooi goud, hingen bloesems van bergkoper 

en kostbaar goud in de gaatjes van haar oren, en versierden haar zachte nek en zilveren 

borst met gouden kettingen zo kenmerkend voor de Horen die gouden tiara’s dragen 

wanneer ze naar het bal van de goden en het huis van hun vaders vliegen.5 

 

Homeros noemt net als Poliziano Zephyros die Aphrodite naar de kust blaast. Daarnaast 

benoemt Homeros ook meerdere Horen. Botticelli heeft er echter maar één afgebeeld, maar zij 

handelt wel volgens de beschrijving van beide teksten. Zij kleedt de Venusfiguur in een 

prachtig, rijkelijk uitgedost gewaad. Chloris ofwel de figuur die Zephyros innig omarmt, wordt 

nergens genoemd. 

 

Toch laat zowel de tekst van Poliziano als de hymne van Homeros zich goed vertalen naar 

beeld. Holbertons suggestie dat het werk een ekphrasis 6  genoemd kan worden, is niet 

ongeloofwaardig. (Holberton, 2019). 

Maar wat was er eerder? Botticelli’s idee, de observatie van de tekst of iets anders? Los van 

een literair model is er namelijk nog een andere model verantwoordelijk voor de vormgeving 

van een aspect van het schilderij. Van het schilderij De Belastering van Apelles (zie afbeelding 

6) is bekend dat Botticelli de naakte vrouw links op het schilderij baseerde op de Venus Pudica. 

Dit is een type beeldhouwwerk met een vaste pose uit de oudheid. (Kopp-Schmidt, 2004, p 

138-149). Het beeld betreft een Venusfiguur die één arm voor haar borsten houdt en één hand 

                                                                 
5 Eigen vertaling van: I will sing to lovely Aphrodite, revered goddess crowned in gold, who protects the citadels 

of Cyprus, island where the misty gales of Zephyros cradled her in soft foam over the waves of the roaring sea. 

The Horai, wearing gold tiaras, gladly welcomed her, dressed her in divine robes, placed on her immortal head a 

finely crafted crown of lovely gold, set blossoms of mountain-copper and costly gold in her pierced ears, and 

adorned her soft throat and silvery breast with gold necklaces like those that grace the Horai wearing gold tiaras 
when they fly to the god’s dance and their father’s house. (Raynor, 2004, p. 86) 

6 Beschrijving van een kunstwerk, echt of denkbeeldig, ondernomen als retorische oefening, maar ook andersom; 

schilderij als uitwerking van geschrift, term, denkbeeld 
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voor haar kruis. Van dit beeld hadden de Medici een kopie in bezit die Botticelli 

hoogstwaarschijnlijk heeft kunnen zien. (zie afbeelding 4). Het is daarom waarschijnlijk dat 

de pose van de Venus van de Geboorte gebaseerd is op dit figuur dat tevens werd geassocieerd 

met Ficino’s idee van humanitas. (Malaguzzi, 2003, p. 61-81). 

 

Door de bronnen op deze wijze te interpreteren kan men het schilderij nog steeds amper in de 

heersende christelijke normen van de renaissance plaatsen. Natuurlijk is de context van de 

mythische voorstelling een gegronde reden voor het afbeelden van naakt, maar de suggesties 

dat het werk een christelijke interpretatie kon hebben, zoals in het licht van Ficino’s 

gedachtengoed, lijkt vanuit ons hedendaagse perspectief soms meer een excuus om het naakt 

goed te praten dan de waarheid. Poliziano’s gewaagdere interpretatie lijkt passender, ook al 

kan die interpretatie niet echt in alle openlijkheid zijn toegekend in Botticelli’s eigen tijd. Het 

idee dat het werk enkel decoratief was voor een villa lijkt ongeloofwaardig. Er is teveel 

overeenkomst met geschriften om te stellen dat Botticelli niet gestudeerd heeft voor de 

compositie van dit schilderij.  

 

1.4 Botticelli’s Venus en tijdgenoten 

Bekend is dat Botticelli’s weergave van antieke personages niet zoveel succes had dat hij als 

voorbeeld ging dienen voor andere kunstenaars. (Kopp-Schmidt, 2004, p 138-149). Het is dus 

goed mogelijk dat alle kunstenaars die aspecten in hun werk hebben die lijken op die van 

Botticelli dit niet in navolging van, maar op basis van onderzoek naar dezelfde bronnen hebben 

toegepast. Het is ook onduidelijk of veel kunstenaars het werk überhaupt gezien hebben in de 

jaren direct na de vervaardiging. Uit inventarissen is in ieder geval bekend dat het werk tussen 

1530 en 1540 in bezit moet zijn gekomen van de Medici’s. (Malaguzzi, 2003, p. 76-81). In 

1550 schreef Vasari dat hij het in het Medici Villa di Castello heeft gezien samen met de 

Primavera. (Lightbown, 1978). De zekerheid hiervan is te lezen in zijn beschrijving die ingaat 

op specifieke aspecten van beide schilderijen. Vasari schreef: ‘Voor verschillende huizen in 

de stad maakte hij ronde schilderijen, en veel naakte vrouwen, waarvan er zich tegenwoordig 

nog enkele bevinden in Castello, hertog Cosimo’s villa: twee schilderijen, waarvan de een 

verbeeldt hoe Venus wordt geboren, waarbij de winden en zefiers haar met Cupido’s naar de 

aarde toe blazen, terwijl ook het tweede schilderij een Venus weergeeft, een Venus die door 

de Gratiën met bloemen wordt getooid, hetgeen de Lente voorstelt; beide Venussen heeft hij 

met gratie afgebeeld, zoals men ziet.’ (Vasari, 2007, p. 260). In de Villa di Castello was het 

toen mogelijk zichtbaar voor kunstenaars in dienst van de Medici. De locatie van het werk in 

de Villa di Castello is echter onduidelijk, wat betekent dat het makkelijk in een privévertrek 

heeft kunnen hangen, waar weinigen toegang toe hadden. De Primavera heeft met zekerheid 
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ooit naast een luxueus bed gehangen. (Welch, 1997, p. 298). Daarom wordt aangenomen dat 

De Geboorte van Venus op net zo’n private plek gehangen heeft. Er wordt ook sterk vermoed 

dat het werk voor een slaapkamer bedoeld was. Hierdoor ontstaan er weer vragen over de 

contemplatieve aard van het schilderij. Gingen de Medici’s voor het slapengaan nog even het 

goddelijke ideaal bevragen dankzij dit schilderij? 

 

Hoe dan ook is de invloed van de Venusfiguur in Botticelli’s eigen tijd miniem te noemen. 

(Kopp-Schmidt, 2004, p 138-149). Tijdgenoten konden ook de houding van de venus pudica 

overnemen zonder zijn werk te zien. Botticelli zelf heeft de Venusfiguur nog een aantal keer 

hergebruikt, zoals in een schilderij waarin zij is geïsoleerd voor een zwarte achtergrond. (zie 

afbeelding 5). Deze Venussen zijn gezien door tijdgenoot, Antonio Billi, die van mening was 

dat Botticelli de mooiste naakte vrouwen schilderde. (Evans & Weppelmann, 2016, p. 328).  

 

De naakte Venus van de Geboorte bleef echter verborgen in de Medicicollectie tot nader orde. 

Na Botticelli’s dood raakte de kunstenaar in de vergetelheid, omdat nieuwe talenten zoals 

Michelangelo en Rafael het toneel stalen. Het zou enkele honderden jaren duren voor de roem 

hem weer vond.  
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2. HERONTDEKKING IN DE NEGENTIENDE EEUW 

De receptie van Botticelli in de kunst van de negentiende eeuw 

  

In 1844 kwam De Geboorte van Venus na lange tijd weer eens in een zaal te hangen. (Evans 

& Weppelmann, 2016, p. 47-90). Het werd tentoongesteld in museum het Uffizi, waar het 

daarvoor vele jaren in het depot was te vinden. Vanaf dit moment werd het mogelijk voor 

kunstenaars om het werk te zien en om er op te reageren.  Tot de twintigste eeuw is het werk 

echter door weinig kunstenaars in het echt gezien. Informatie over het schilderij moet vooral 

mondeling of via teksten en illustraties zijn doorgegeven. Toch is er in deze tijd een dusdanige 

interesse voor het werk ontstaan dat wij kunnen spreken van een daadwerkelijke receptie. Maar 

op welke manier kreeg deze receptiegeschiedenis vorm? Bepaalde kunstenaars lieten zich 

sterk door het werk inspireren. Botticelli werd gezien als leermeester. Sommige kunstenaars 

lieten zich hier meer door leiden dan anderen. Wat imiteerden zij precies? Welke nieuwe lagen 

gaven zij aan het werk van Botticelli? 

Daarnaast werden ook kunstcritici, historici en beschouwers gegrepen door Botticelli’s 

werken. Zij beschreven hun fascinatie waardoor wij nu kunnen terugzien op wat voor manier 

en waarom Botticelli hen zo aangreep. 

 

2.1 De eerste fans: Prerafaëlieten 

Kunstenaars zouden eerder dan kunstcritici en historici hun tanden in Botticelli zetten. (Evans 

& Weppelmann, 2016, p. 47). De belangrijkste kunstenaars bevonden zich in de 

kunstenaarsgroep de Prerafaëlieten. Het genootschap bestond uit vertegenwoordigers van 

verschillende kunstdisciplines, maar is het meest geroemd om zijn schilders van wie Dante 

Gabriel Rossetti, John Everett Millais en William Holman Hunt de bekendste zijn. Deze drie 

waren tevens verantwoordelijk voor de oprichting van de broederschap in 1848. De 

academisch geschoolde schilders waren tegen de conservatieve regels en de ideeën over 

geïdealiseerde schoonheid zoals die door deze academies werden gepropageerd en 

onderwezen. De broederschap trachtte te zoeken naar een spirituelere kunst die het gevoel 

meer aansprak. (Barringer, 2018, p. 35-51). 

Het was in deze periode haast mode om op zoek te gaan naar een andere beeldtaal. De grote 

veranderingen in de negentiende eeuw waaronder de Industriële Revolutie zorgden voor een 

geheel nieuw klimaat waarin het mensenleven geleefd werd. Het idee bestond dat mensen 

ontaard waren van hun wortels. Men wilde aan dit nieuwe, vieze, drukke bestaan het liefst 

ontsnappen. Natuurlijk was dat voor de gemiddelde burger niet weggelegd, maar de kunstenaar 

droomde voor hen. Eerder hadden idealen uit de romantiek al weerstand geboden aan de 

academie. Ten opzichte van het statige, uniforme karakter van werken van de academie, 
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streefden romantische kunstenaars naar een individuele invulling van de kunst en de 

schoonheid.  

In de tijd van de Prerafaëlieten begon ook de kunststroming van het realisme op te komen, 

voornamelijk in Frankrijk. Deze stroming had politiek geëngageerde ideeën en technische 

ontwikkelingen als oorsprong. De Industriële Revolutie en het lijden van de arme burger als 

gevolg daarvan kwam steeds meer in de aandacht. Veel denkers zoals dichter en kunstcriticus 

Charles Baudelaire namen het op voor de lage klasse en pleitten voor kunst die aandacht 

schonk aan deze individuen. Het achterliggende idee hiervan was dat kunstenaars aandacht 

gaven aan hun eigen tijd in plaats van aan de abstracte idealen en personages uit klassieke 

tijden. Zij waren van mening dat de tijd zijn eigen stem moest krijgen en niet die van een 

andere tijd moest kopiëren. (Baudelaire, 1859, p. 27-28). 

Deze maatschappijkritische ideeën vonden ook grond bij de Prerafaëlieten, maar kregen daar 

een andere uitwerking. (Barringer, 2018, p. 35-51). In Victoriaans Engeland, waar zij 

woonden, was er kritiek op de status quo. Dankzij geschriften van onder andere Augustus 

Welby Northmore Pugin en John Ruskin ontstonden er sympathieën voor de idealen van de 

middeleeuwse samenleving. Het idee van de “Katholieke Utopie” kreeg vorm in de kunst van 

de Prerafaëlieten. (Barringer, 2018, p. 37-38). Binnen de marges van de samenleving waar 

nieuwe ideeën over kunst ontstonden, gingen zij historiekunst ververvaardigen met een ander 

perspectief dan met de zware, morele beladenheid die hen was aangeleerd op de academie. 

Zij zochten naar een ideaal dat dicht bij de mens zou staan; een spiritueel ideaal, zoals dat ook 

in de middeleeuwen nagestreefd zou zijn. (Barringer, 2018, p. 37-38). Hun werk onthulde de 

overvloed en chromatische pracht van de natuur, was geëngageerd met toenmalige 

Victoriaanse sociale en religieuze levens en was uiteindelijk ook begaan met de manier waarop 

schoonheid en gender werd afgebeeld. (Barringer, 2018, p. 35-36). Het doel was hier om 

representaties te maken van een mooiere en ethischere werkelijkheid waartegenover de 

beschouwer zijn realiteit kon zetten. Hopelijk om zo een nobelere levensinstelling te inspireren 

met centraal empathie en naastenliefde. (Barringer, 2018, p. 35-36). Nu was het niet zo dat 

hun werken die levensinstelling opriepen. Hun werken riepen spiritualiteit op en dat moest 

leiden tot die betere kwaliteiten. 

De Prerafaëlieten herkenden hun zoektocht in de werken van de renaissance die vóór Raffaello 

Sanzio (1483-1520) werden vervaardigd. Deze werken zagen zij als “primitieve kunst”. Eén 

van deze kunstenaars was Botticelli. 

 

William Michael Rossetti, broer van Dante Gabriel; en William Holman Hunt kwamen in 

aanraking met Botticelli’s werk in 1849 toen zij een tour maakten door Italië. (Prettejohn, 

2017, 147-166). William Rossetti noemt in een stuk tekst dat hij schreef over het bezoek aan 

het Uffizi in Florence dat zijn reisgenoot over twee werken van Botticelli erg te spreken was. 
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Deze observaties inspireerden de studies van de broederschap naar het werk van Botticelli. 

Deze studies waren echter vrijwel geheel gebaseerd op formele aspecten en ingevoelde 

betekenis van de werken. Identificaties als Zephyros en Chloris waren nog niet gemaakt. 

(Prettejohn, 2017, 151). Toch stellen verscheidene kunsthistorici dat de toe-eigening van de 

Prerafaëlieten relatief compleet is. Hiermee wordt bedoeld dat Botticelli’s visuele taal, niet 

één op één, maar in essentie lijkt te zijn overgenomen; ook de sfeer, de structuur en de 

betekenis, los van formele beeldaspecten zoals houdingen en kleur. (Prettejohn, 2017, 148). 

Hier is zeker iets voor te zeggen als we ervan uitgaan dat Marsilio Ficino Botticelli heeft 

geïnspireerd om een spirituele betekenis in zijn werk te brengen die moest leiden tot een betere 

Christelijke moraal. 

 

Kunsthistoricus Jeremy Melius stelt dat Liefde in Herfsttijd van Simeon Solomon het eerste 

werk is waarin deze complete navolging van Botticelli te observeren valt. (zie figuur 7) 

(Prettejohn, 2017, 147-166). De inspiratie voor dit werk zou komen van de Geboorte van 

Venus. We zien een jonge jongen in een houding die we een S-curve zouden kunnen noemen. 

Het hoofd schuin met een blik die niet goed te interpreteren valt, maar door de rustende 

expressie doet denken aan de Venusfiguur van de Geboorte. Deze jongen is net als Venus 

naakt en lijkt net als zij iets van onschuld en puurheid uit te stralen. De draperieën die om de 

figuur heen waaien doen denken aan de doeken die rondom Zephyros en Chloris wervelen. De 

jongen heeft ook vleugels net als Zephyros. Blaadjes in plaats van bloesem waaien langs zijn 

benen. En als je echt wil zoeken naar één op één kenmerken, kunnen we ook nog de zee op de 

achtergrond noemen. Ook de boom die we rechts zien staan, doet denken aan de boom die we 

achter Flora zien bij de Geboorte. Deze boom wordt ook op een ongeveer gelijke plek 

afgesneden. 

Vaker wel dan niet berusten dit soort overeenkomsten op toevalligheden. Van inspiratie in een 

meer abstracte zin zouden wij echter wel kunnen spreken. Al met al kun je spreken van een 

soortgelijke sfeer in beide schilderijen; spiritualiteit die opgeroepen wordt door een 

personificatie van liefde. 

 

Nu waren het niet Botticelli’s mythologische voorstellingen die de grootste bron van inspiratie 

voor de Prerafaëlieten waren, maar veel Bijbelse taferelen en Madonna’s. (Evans & 

Weppelmann, 2016, p. 81). En als er een mythologisch werk voor inspiratie werd aangedragen, 

was dat vooral de Primavera. (Prettejohn, 2017, 151). Vooral Evelyn de Morgan, een vrouw 

die associaties had met de broederschap7, liet zich expliciet inspireren door de Primavera. 

Maar zij was ook vrijwel een van de enige “Prerafaëlieten” bij wie wij kunnen spreken van 

                                                                 
7 De broederschap was strikt tegen het lidmaatschap van vrouwen (Barringer, 2018, p. 35-51) 
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mogelijke inspiratie van de Geboorte. We zouden van haar werk Kadmos en Harmonia uit 

1877 kunnen stellen dat er vage invloeden zijn. (zie afbeelding 9). Deze zouden dan vooral 

aan de houding, met attentie op de houding van de voeten en de S-curve van haar lichaam, 

kunnen worden afgelezen. Het is een passende voorstelling voor het toepassen van aspecten 

van de Geboorte. Harmonia, de naakte vrouw op het schilderij, is de dochter van Venus, dus 

door haar dezelfde houding toe te kennen, kun je spreken van een “zo moeder, zo dochter” 

relatie tussen de schilderijen. Op het schilderij zien wij het laatste moment van de mythe. 

Kadmos, een gewone sterveling die met Harmonia mocht trouwen, heeft de goden verzocht 

hem in een slang te veranderen. (Ovidius, 1893, p. 423). De goden stemmen in. Harmonia 

verzoekt vervolgens hetzelfde en ook zij verandert in een slang. Het schilderij toont het 

moment dat Kadmos al een slang is geworden, maar Harmonia nog niet. Harmonia staat net 

als Venus aan het begin van iets nieuws; een nieuw leven.  

 

Het is bekend dat Morgan de Geboorte van Venus bestudeerd heeft. Dit is duidelijk door een 

aquarel die zij maakte waarin zij het rechterdeel van het schilderij overnam. (zie afbeelding 

10). Zij leek hier vooral geïnteresseerd in de Horen figuur, Flora. De Flora van de Primavera 

werkte zij namelijk uit in een eigen versie in 1894. Flora werd ook uitgewerkt in het schilderij 

De Dagdroom van Rossetti uit 1880. Rossetti maakte daarnaast ook een gedicht over het 

originele schilderij. 

 

De Geboorte van Venus is maar  één keer expliciet van invloed geweest op een schilderij van 

een kunstenaar binnen de broederschap. Dit is voor het schilderij Phyllis en Demophon van 

Edward Burne-Jones.8 (zie afbeelding 8) (Evans & Weppelmann, 2016, p. 81). Dit schilderij 

heeft net als de Geboorte een mythologische inhoud. De vormentaal van een mythologisch 

schilderij van Botticelli wordt dus gebruikt voor een andere mythologische voorstelling. De 

omhelzing van de twee figuren lijkt namelijk veel op de omhelzing van Chloris en Zephyros, 

maar dan gespiegeld. Net als bij Botticelli waait de mysterieuze wind hun haar naar achter en 

kronkelen de stoffen die zij dragen om hun heen. Let ook op het feit dat zowel Phyllis als 

Chloris iets dragen in een soortgelijke groene kleur. De mythe van Phyllis gaat over een 

metamorfose en zo ook de mythe van Chloris in sommige versies. Chloris zou transformeren 

in de godin Flora. (Moormann & Uitterhoeve, 1992, p. 96). Deze transformatie beeldde 

                                                                 
8 De mythe van dit schilderij betreft een verhaal uit het boek Metamorfosen van Ovidius. Phyllis, de dochter van 

een Thracische koning, trouwt met Demophon, koning van Athene en zoon van Theseus. Ze ontmoeten elkaar als 

hij aanmeert bij haar thuishaven gedurende een reis. Hij moet haar echter verlaten als hij hoort dat zijn vader hulp 

nodig heeft. Als Phyllis vervolgens begint te vermoeden dat haar geliefde nooit meer  zal terugkeren, pleegt ze 

zelfmoord. Uit medelijden veranderen de goden haar in een amandelboom. Demophon keert echter wel terug. Bij 

het zien van de amandelboom verandert deze weer terug in Phyllis. Edward Burne-Jones heeft het fictieve 

moment afgebeeld waarin Phyllis uit de amandelboom ontspringt en haar teruggekeerde liefde omhelst. (Marsh, 
2019, p.155) 
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Botticelli af in het rechtervlak van de Primavera. Burne-Jones leende dus twee figuren die van 

oorsprong iets te maken hebben met transformatie voor een scène van twee figuren die sowieso 

iets te maken hebben met transformatie. Dit berust mogelijk op toeval, maar pleit wel voor een 

context waarin Botticelli’s vormentaal wordt gebruikt in scènes die een relatieve 

verbondenheid kennen met de originele mythes van de personages van de Geboorte. 

 

Bij de overige Prerafaëlieten, met nadruk op Dante Gabriel Rossetti, is de navolging van 

Botticelli vooral in algemenere aspecten te zien. Rossetti kocht in 1867 Botticelli’s 

zogenoemde Portret van Smeralda Bandinelli (nu in het Victoria and Albert Museum, Londen) 

op een veiling. (Prettejohn, 2017, 156). In de jaren daarna zou hij Botticelli intensief 

bestuderen. Resultaat hiervan was dat hij onder andere Botticelli’s  handen met lange vingers 

en de directe en lege blik van de hoofdfiguren overnam. 

 

2.2 Als academische studie 

Naast de Prerafaëlieten zien wij in de negentiende eeuw eigenlijk geen kunstenaars die 

Botticelli of specifiek de Geboorte van Venus zo nauwkeurig onderzoeken en toe-eigenen. 

We zien de Geboorte van Venus vooral terugkomen in studiemateriaal van Franse 

kunstenaars toen ze nog op de academie zaten. Zij waren vooral vanwege formalistische 

redenen geïnteresseerd in het schilderij. De Venusfiguur is onder andere gekopieerd door 

bekende kunstenaars als Degas (in 1858-1859), Ingres (tussen 1815-1820) en Moreau (tussen 

1858-1859). (zie afbeeldingen 12, 13 en 14). Dat er zo nauwkeurig naar de voorstelling 

gekeken werd, had te maken met de academische opleiding van veel van de Franse 

kunstenaars. Het werd als goed geacht om te kijken naar antieke voorbeelden. Deze 

voorbeelden hadden namelijk nobele waarden die zij nastreefden, zoals wijsheid, 

waardigheid en harmonie in pacht. Door dit idee merkte Ingres op; in een notitie naast zijn 

schets van de Geboorte, dat hij het vond lijken alsof Botticelli’s Venus zichzelf schaamde 

voor haar naaktheid. (Evans & Weppelmann, 2016, p. 236). Hiermee kent hij haar de 

waardigheid toe waar de Franse academie naar zocht. Hij beschouwde het kunstwerk met de 

interpretatieblik van zijn tijd. Maar hoeveel verschilde deze met die van Botticelli? 

De bestudering van oude kunst via naschetsen is en was een methode die door veel 

kunstenaars werd gebruikt om te leren. Maar binnen de Franse academische kunst werd in de 

achttiende eeuw veel gekeken naar antieke voorbeelden. Net zoals men dat in de renaissance 

had gedaan. De stroming die men hieraan koppelt wordt ook wel het neoclassicisme 

genoemd. Een grote denker hier was Dennis Diderot die pleitte voor een rationele, morele 

toevoeging aan de kunst. (Johnson, 1989,  p. 92-113). Deze toevoeging zou de beschouwer 

inspireren tot nobeler handelen. Deze toevoeging kon worden bereikt door de weergave van 
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verheffende onderwerpen, die volgens Diderot te vinden waren in klassieke verhalen en 

mythologieën. 

Oudheidkundige, Johann Joachim Winckelman vulde daarbij aan dat kunstenaars in de 

uitwerking konden streven naar le beau ideal, waarmee hij bedoelde dat de natuur in haar 

perfecte vorm weergegeven zou moeten worden. Deze perfecte vorm was te vinden in de 

klare lijn en de duidelijke contour, omdat deze in natuur niet voorkomen. De stijl werd 

daarom gekenmerkt door duidelijke contouren, sober kleurgebruik, weinige diepte, antieke 

onderwerpen, strakke architectuur en achtergronden met weinig details.  

Deze kenmerken zien wij ook in de Geboorte van Venus. De figuren hebben haast zo’n 

duidelijke lijn om zich heen dat ze geplakt lijken op de achtergrond, waar door weinig 

overlapping en perspectiefwerking haast geen diepte in te vinden is. Het schilderij betreft een 

onderwerp uit een klassiek verhaal, dat zoals blijkt uit de geschriften van Ficino, een 

verheffende boodschap zou kunnen bevatten. We kunnen daarom aannemen dat het voor de 

kunstenaars van het neoclassicisme een geschikt object van studie moet zijn geweest. 

 

De schetsen kennen echter geen grotere uitwerking. Zowel Degas als Ingres zijn een totaal 

ander pad ingeslagen dan dat van de reguliere academici. Moreau werkte als enige het 

onderwerp uit. In 1866 maakte hij zijn eigen versie van de geboorte van Venus. (zie 

afbeelding 15). Deze geboorte heeft echter geen overeenkomsten met het werk van 

Botticelli. We kunnen dus niet van expliciete invloed spreken.  

 

2.3 De invloed van kunstcritici en -historici 

Er zijn eigenlijk geen kunstenaars buiten de broederschap van de Prerafaëlieten te noemen 

die zich in vorm en inhoud zo nauwkeurig baseerden op Botticelli. Richting het eind van de 

negentiende eeuw zou de mening van kunstcritici de blik kleuren waarmee kunstenaars op 

een andere manier Botticelli adapteerden. De grootste invloed kwam hier van kunstcriticus 

Walter Pater die in 1870 een tekst schreef waarin hij Botticelli diens Geboorte van Venus op 

een zeer positieve manier benaderde. Alsof Botticelli een parel was die in de schaduw van 

grote meesters zoals Michelangelo en Raphael nog niet goed was opgevallen. Botticelli’s 

plaatsing in de tijd werd sowieso moeilijk gevonden door kunsthistorici. (Prettejohn, 2017, 

156). Was hij nou gotisch of al een renaissanceman? Was hij nou eigenaardig of 

vooruitstrevend? 

Wat Botticelli volgens Pater zo bijzonder maakt, is dat hij de complexiteit van het menszijn 

lijkt te begrijpen en weergeeft. (Pater, 1870). En de Geboorte is hier volgens hem het 

hoogtepunt van. 
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De Geboorte beschrijft hij als volgt: Venus die oprijst uit de zee, waarin groteske emblemen 

van de middeleeuwen, een landschap vol van eigenaardige gevoelens en vreemde 

draperieën, overal op de gotische manier gepoederd met een schilderachtige verwaandheid 

van madeliefjes, een figuur kaderen die je doet denken aan de foutloze naaktstudies van 

Ingres.9 (Pater, 1870). Wat meteen opvalt, is de gotische invloed die Pater opmerkt in het 

schilderij waarmee hij Botticelli’s “oubolligheid” erkent. Interessant is echter dat hij daarna 

meteen verwijst naar Ingres, die onder andere een studie van de Venusfiguur maakte. Ingres 

was in Pater’s tijd een zeer vooruitstrevende schilder. Hij erkent daarmee dat Botticelli’s 

Venusfiguur dus nog steeds relevantie geniet. 

Daarna gaat Pater door op de kleur die hij koud noemt, maar die hij typisch Grieks vindt, 

maar ook heel fantasierijk. Pater stelt dat Botticelli anders is dan andere renaissance 

kunstenaars die een directe connectie met de klassieken zochten, omdat Botticelli meer 

zoekende is in zijn vormentaal. (Prettejohn, 2017, 156) 

Hij kent de Venusfiguur een mensverheffing toe zoals Ficino die had kunnen opperen. Hij 

zegt: wat onmiskenbaar is, is het verdriet waarmee hij [Botticelli] de godin van het genot 

heeft opgevat, als de bewaarder van een grote macht over het leven van de mensen.10 (Pater, 

1870). Hij beschrijft haar als altijd wakker en treurend om de hardwerkende mens. Dit is 

uiteraard een erg geromantiseerde interpretatie van het schilderij, maar de interpretatie van 

Venus’ gezichtsuitdrukking als melancholisch, zien we vaker terugkomen. Bijvoorbeeld in 

Ingres’ notitie, maar ook in poëzie waar later op zal worden terugkomen.  

 

Het werk van Pater werd gelezen als opmaat voor een intellectuele herwaardering. Het 

startpunt voor verder onderzoek. In 1870 werd door de Arundel Society een catalogus 

uitgebracht met verscheidene schilderijen van de herontdekte Botticelli. (Prettejohn, 2017, 

161). Cesare Mariannecci was verantwoordelijk voor de aquarel van de Geboorte van Venus. 

(zie afbeelding 11). Deze aquarellen konden door kunstenaars, maar ook door 

(kunst)historici, kunstcritici en amateurs bestudeerd worden. 

 

De Engelse schilder Walter Crane schreef  in een brief aan zijn vrouw dat Botticelli het 

verdiende om beter bekeken te worden door critici. (Evans & Weppelmann, 2016, p. 227). In 

1877 maakte hij het schilderij De Renaissance van Venus waarvan de titel verwijst naar het 

stuk van Pater. (figuur 16). Op het schilderij zien wij net als bij de Geboorte een naakte 

                                                                 
9 Eigen vertaling van origineel: ‘…Venus rising from the sea, in which the grotesque emblems of the middle age, 

and a landscape full of its peculiar feeling, and even its strange draperies, powdered all over in the Gothic manner 

with a quaint conceit of daisies, frame a figure that reminds you of the faultless nude studies of Ingres.’ (Pater, 
1870) 

10 Eigen vertaling van origineel: ‘…what is unmistakable is the sadness with which he has conceived the goddess 

of pleasure, as the depositary of a great power over the lives of men.’ (Pater, 1870) 
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Venusfiguur in een baai. De Venus van Crane heeft echter een geheel andere houding en 

staat niet op een schelp. In feite zijn er maar weinig echte, formele overeenkomsten met de 

Geboorte, maar het schilderij pleit wel voor de steeds sterker wordende waardering voor de 

renaissance en daarmee voor de waardering van makers als Botticelli. 

 

Een ander schilderij uit deze periode dat vaak wordt geassocieerd met de Geboorte is De 

Geboorte van Venus zoals zij is weergegeven door William-Adolphe Bouguereau in 1879. 

(figuur 17). Hier zien wij centraal een Venusfiguur die qua houding overeenkomt met de 

Venus van Crane. De compositie is echter totaal anders dan die van de Geboorte en De 

Renaissance van Venus. Het is bijvoorbeeld een staand schilderij in plaats van liggend. Er is 

ook geen baai en er zijn veel meer figuren. Bouguereau maakte echter wel gebruik van het 

schelpmotief en ook de kronkelende haren doen denken aan de Geboorte. Links van de 

Venus in het werk van Bouguereau zien wij ook een man en een vrouw met elkaar 

verstrengeld net als Zephyros en Chloris dat waren. Het gaat hier echter niet om deze 

figuren. Bekend is dat Bouguereau dit werk baseerde op het fresco De Triomf van Galatea 

uit circa 1512 van Raphael voor de Villa Farnesina te Rome. En dan zien we dat de twee 

verstrengelde figuren geïdentificeerd kunnen worden als Triton en een zeenimf. (Evans & 

Weppelmann, 2016, p. 210). Conclusie is dat ook hier de Geboorte niet de grootste 

inspiratiebron was. 

 

De persoon die de weg naar de bestudering van Botticelli echt heeft geopend was 

kunsthistoricus Aby Warburg. Hij was van mening dat Botticelli alleen beoordeeld kon 

worden op de criteria van zijn eigen tijd, de renaissance. Dit schreef hij tenminste in een 

artikel uit 1898. (Evans & Weppelmann, 2016, p. 100). Hierdoor zijn kunsthistorici 

Botticelli’s schilderijen gaan plaatsen binnen zijn eigen tijd. En zo rolden de 

interpretatiemogelijkheden binnen en won het werk aan belang. 

 

2.4 Het Botticelli-type 

Tegen het eind van de negentiende eeuw was Botticelli niet alleen vastgelegd als icoon van 

de schilderkunst, maar ook als inspirator voor mode en stijl. Kunstcriticus Léon Rosenthal 

stelt in zijn boek Sandro Botticelli et a réputation à l’heure présente uit 1897 dat een editie 

van het populaire magazine Vie parisienne niet compleet was zonder een verwijzing naar 

Botticelli. (Rosenthal, 1897). Dames die zichzelf baseren op de stijl van Botticelli werden 

Botticellistes genoemd.  

Naast het simpelweg nadoen van Botticelli, waren er ook kunstliefhebbers die zijn werk 

diepgaander bestudeerden. Twee van Botticelli’s grootste fans waren Katherine Bradley en 

haar nicht Edith Cooper die gezamenlijk onder het pseudoniem Michael Field gedichten 
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schreven. (Robins, 2019, p. 148-160). In 1890 bezochten zij het Uffizi in Florence, waar zij 

vele gedichten schreven over schilderijen en kunstwerken die ze daar aantroffen. In hun 

bundel Sight and Song uit 1892 publiceerde zij het gedicht Uffizi,11 waarin de dichteressen 

hun ervaring van de Geboorte beschreven. (Field, 1892, p. 13-15)

 

Frills of brimming wavelets lap  

Round a shell that is a boat;  

Roses fly like birds and float  

Down the crisp air; garments flap:  

Midmost of the breeze, with locks  

In possession of the wind,  

Coiling hair in loosened shocks,  

Sways a girl who seeks to bind  

New-born beauty with a tress  

Gold about her nakedness.  

 

Franjes van volle golven kabbelen 

Rond een schelp die als een boot is;  

Rozen zweven als vogels en drijven  

Door de frisse lucht; gewaden wapperen:  

Midden in de bries, met haarlokken  

In bezit van de wind,  

Wervelend haar in losgeraakte strengen,  

Zwenkt een meisje dat probeert te binden  

Nieuwgeboren schoonheid met een boord  

Goud om haar naaktheid heen

 

And her chilled, wan body sweet  

Greets the ruffled cloak of rose,  

Daisy-stitched, that Flora throws  

Toward her ere she set her feet  

On the green verge of the world:  

Flora, with the corn-flower dressed,  

Round her neck a rose-spray curled  

Flowerless, wild-rose at her breast,  

To her goddess hastes to bring  

The wide chiton of the spring.  

 

En haar gekoelde, bleke lichaam zoet  

Begroet de gegolfde rozenmantel,  

Met madelief gestikt, die Flora toewerpt  

Naar haar voor ze haar voet op land zet 

Op de groene rand van de wereld:  

Flora, in maïsbloemen gekleed,  

Om haar nek een rozenrank gekruld  

Bloemloos, wilde roos aan haar borst,  

Haast zich naar haar godin om te bezorgen 

De grote chiton van de lente

  

                                                                 
11 Eigen vertaling uit het Engels 
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While from ocean, breathing hard,  

With sole pressure toward the bay, 

Olive raiment, pinions grey  

By clipt rose-stems thinly starred,  

Zephyrus and Boreas pass,  

One in wonder, one desire:  

And the cool sea's dawnlit mass  

Boreas' foot has lifted higher,  

As he blows the shell to land, 

Where the reed invades the sand.  

Net uit de oceaan en zwaar ademend,  

Met gestage duw naar de baai,  

Olijf gewaad, rondsels grijs  

Doorgeknipte roosstengels met kleine sterren,  

Zephyros en Boreas passeren,  

Een in verwondering, een verlangen:  

En de dageraadsmis van de koele zee  

Boreas' voet is hoger opgetild,  

Terwijl hij de schaal naar het land blaast, 

Waar het riet het zand binnendringt

She who treads the rocking shell 

Tearful shadow in her eyes  

Of reluctant sympathies,  

On her mouth a pause, a spell,  

Candour far too lone to speak  

And no knowledge on her brows;  

Virgin stranger, come to seek  

Covert of strong orange-boughs  

By the sea-wind scarcely moved, 

She is Love that hath not loved  

Zij die de schommelende schelp bestiert  

Een schaduw van tranen in haar ogen  

Van terughoudende sympathieën,  

Op haar mond een pauze, een spreuk,  

Een waarheid veel te eenzaam om te spreken  

En geen kennis op haar wenkbrauwen;  

Maagdelijke vreemdeling, zoek  

Heimelijk van sterke oranje takken  

Door de zeewind nauwelijks bewogen,  

Zij is liefde die nog niet verliefd is geweest. 

Interessant is hier dat het duo, bewust of onbewust, dezelfde elementen benoemen als 

Poliziano en de dichters uit de Anthologia Palatina. Het water wordt hier uitvoerig 

besproken. Niet per se als de plek van Geboorte alhoewel het feit dat Venus als een 

ongeschreven blad, een onwetende pasgeborene is, duidelijk wordt in zinnen als ‘And no 

knowledge on her brows’ en ‘She is Love that hath not loved’. Zij is nog puur zonder iets 

omhanden.  

Het water wordt ook niet per se aangekaart als realistisch aspect alhoewel alle 

omschrijvingen duidelijk bedoeld zijn om bij de beschouwer een nauwkeurig sfeerbeeld op 

te roepen van de situatie. Bijvoorbeeld ‘Where the reed invades the sand’ is een zeer 

specifiek vormgevingselement van dit schilderij. 

 

Daarnaast zijn de uitdrukkingen van bewondering en verlangen van de figuren Zephyros en 

Boreas niet misplaatst. Het zijn gevoelens die vaker in een adem genoemd worden met de 
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schoonheid van Venus. En die ook door Poliziano beschreven word en in een latere strofe 

van zijn gedicht: 

 

Vandaar dat zij naar hemelse sferen lijken te zijn verheven, gezeten op een zilveren wolk. 

Boven de harde steen lijkt u de lucht te zien trillen en de hele hemel is tevreden. Je ziet elke 

god haar schoonheid bewonderen. Zij verlangen haar bed te delen; allen lijken zich te 

verwonderen, met opgetrokken wenkbrauwen en gerimpeld voorhoofd.12 

 

Ook door Homeros worden gelijksoortige gevoelens beschreven in het tweede deel van zijn 

hymne 6, Voor Aphrodite: 

 

Toen zij [de Horen] haar lichaam volledig hadden versierd, leidden zij haar naar de goden, 

die het aanzicht toejuichten en haar hun handen aanboden. Elke god wilde haar mee naar 

huis nemen als echtgenote, zo verbaasd waren ze over de schoonheid van violet-gekroonde 

Kytheriaan.13 

 

Het feit dat dat Michael Field deze gevoelens herkende in het schilderij, is nog een extra 

bewijs dat er een overeenkomst in betekenis is tussen tekst en beeld. Zowel de teksten als het 

schilderij draagt duidelijk over dat Aphrodite een indruk maakt van verwondering en 

verlangen. Of Ficino’s verheven invulling van deze indruk nog heel goed doorschemert, valt 

te betwijfelen. 

 

Het is ook opmerkelijk dat het dichteressenduo de twee figuren in het linker vlak 

interpreteren als Zephyros en Boreas. Boreas was ook een windgod. En ook hij wordt 

regelmatig afgebeeld met een vrouw in zijn armen. Dit betreft Oreithyia, die hij ontvoerde. 

(Ovidius, 1893, p. 13).  

Het gaat bij de Geboorte echter met zekerheid over Zephyros, die in bronnen (zoals die van 

Poliziano en Homeros) eigenlijk altijd als personage in deze scène genoemd wordt. Er is dus 

of wel tekstuele vrijheid genomen, ofwel de identificatie van de figuren op de Geboorte was 

nog steeds niet geheel bekend. Dit is ook met Flora het geval. 

 

                                                                 
12 Eigen vertaling van: Indi paion levate in vêr le spere/Seder sopra una nuvola d’argento:/L’aer tremante ti 

parría vedere/Nel duro sasso, e tutto ‘l ciel contento;/ Tutti li dei di sua beltà godere/E del felice letto aver 

talento;/Ciascun sembrar nel volto meraviglia,/Con fronte crespa e rilevate ciglia. (Warburg, 1893, p. 93) 
13 Eigen vertaling van: When they had fully adorned her body, they led her to the gods, who welcomed the sight 

and offered her their hands. Each god prayed to take her home as his wedded wife, so amazed were they at the 
beauty of violet-crowned Cytheria. (Raynor, 2004, p. 86) 
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Al met al klinkt het gedicht van de twee vrouwen als een ode aan het schilderij. Een diepe 

indruk spreekt uit hun woorden. Een zelfde soort indruk maakte het werk op Rossetti en 

Hunt, op Pater en op Crane. Alsof het werk een soort catharsis veroorzaakt die omgezet moet 

worden in actie; een schilderij schilderen of een tekst of gedicht schrijven. Zo is de cirkel 

bijna rond te noemen: van gedicht naar schilderij en van schilderij weer terug naar gedicht. 

De goddelijke status die Ficino beoogde doorgegeven van medium naar medium
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3. DE HEDENDAAGSE RECEPTIE 

De receptie van Botticelli in de hedendaagse kunst 

 

Inmiddels is de Geboorte van Venus van Botticelli een icoon van de renaissance. Onder deze 

iconen valt een aantal all stars. Onder andere dit schilderij, de David en de Mona Lisa. De 

Geboorte is zonder twijfel een van de redenen dat museum de Uffizi jaarlijks zoveel bezoekers 

ontvangt. Maar hoe verkreeg dit schilderij zijn sterrendom? 

 

Men zou kunnen stellen dat de huidige status van de Geboorte van Venus te danken is aan 

kunstenaar Salvador Dalí. (Evans & Weppelmann, 2016, p. 124-131). Vooral bekend als 

vervaardiger van werken binnen het surrealisme. Voor de New York World’s Fair in 1939 

maakte hij in opdracht van galeriehouder Julien Levy een werk voor het surrealistisch 

paviljoen. (Venturi, 2019, p. 266-289). Dit werk, Droom van Venus, was een enorme 

architectonische sculptuurinstallatie waarop hij een reproductie van de Venusfiguur van de 

Geboorte had geplakt. (figuur 18).  

Je zou kunnen zeggen dat er bijna een soort collectieve extase ontstond over dit werk. Het 

Amerikaanse publiek raakte er zo door gegrepen door de Venusfiguur dat musea het originele 

schilderij uit het Uffizi over lieten brengen voor een rondreizende tentoonstelling door de 

Verenigde Staten. (Evans & Weppelmann, 2016, p. 128). In kunsthistorische contexten 

ontstond een discours over de “decoratieve kwaliteit” van het schilderij tegenover de 

mogelijke elitaire positie binnen de hoge kunst die het schilderij kon innemen. Hoge kunst was 

toentertijd in Amerika abstracte kunst. Kunstenaars Mark Rothko zette het schilderij dan ook 

om in abstracte composities in zijn werk Langzame werveling aan de rand van de zee. (zie 

figuur 19) (Evans & Weppelmann, 2016, p. 128). 

Verdere navolging in abstracte kunst kreeg de Geboorte niet. Beroemd kunstcriticus Clement 

Greenberg was ook zeer tegen de “boring old stuff”, waarmee hij de Italiaanse kunst bedoelde 

die op dat moment tentoongesteld werd in het MoMA. (Evans & Weppelmann, 2016, p. 128). 

Toch bleef het beeld plakken en kreeg vooral een plek in fotografie en mode. (Evans & 

Weppelmann, 2016, p. 128). Bijvoorbeeld in de foto’s van Maggie Diaz waar zij kinderen op 

straat fotografeerde. Zij noemde een foto met een jong meisje Botticelli Girl. Ook fotograaf 

Paul Himmel noemde rond die tijd een foto van een meisje Botticelli Girl. Deze makers kenden 

de titel toe door overeenkomsten in houding, uiterlijk en blik. 

 

Later werd de toe-eigening anders van aard. Waar negentiende-eeuwse schilders het werk 

vooral gebruikten om formele aspecten te imiteren, kopieerden hedendaagse kunstenaars het 

gehele plaatje. Formele aspecten worden overgenomen maar niet langer met de wens om 
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subtiel te verwijzen naar het oorspronkelijke schilderij en haar intellectuele betekenis en status. 

Nee, het beeld werd gebruikt voor het delen van een nieuwe boodschap.  

 

3.1 Esthetisch stijlcitaat 

Het zal niet verbazen dat deze Venus vooral om haar schoonheid geroemd wordt. Zij is 

langzaamaan een van de mooiste, naakte vrouwen van de kunstgeschiedenis geworden. Het is 

dan ook in de context van het thema schoonheid en vrouwelijkheid dat de Geboorte van Venus 

regelmatig opduikt. 

Dit idee van schoonheid was al verweven met Dalí’s Droom van Venus, maar ook met de daar 

bijbehorende illustratie Verklaring van de onafhankelijkheid van voorstellingsvermogen en het 

recht van de mens op zijn eigen waanzin, ook vervaardigd in 1939. (figuur 20) (Evans & 

Weppelmann, 2016, p. 175). In die illustratie zien wij de Venusfiguur van de Geboorte 

afgebeeld met een vissenkop. Dit is een verwijzing naar het schilderij De Collectieve 

Uitvinding van René Magritte uit 1934 waar we iets dergelijks zien afgebeeld, maar dan gaat 

het om een willekeurige vrouw en is zij aangespoeld. (Venturi, 2019, p. 273). Magritte wilde 

hier de traditionele zeemeermin belachelijk maken door haar schoonheid en daarmee het 

mysterie rondom het idee van de zeemeermin weg te nemen. De weggevallen elegantie wordt 

benadrukt door haar houding. Dalí beoogde waarschijnlijk een zelfde soort gedachtesprong 

over sensualiteit en schoonheid, maar dan net op een andere manier. Dalí’s versie heeft nog 

steeds een sensuele pose, daardoor lijkt hij de aandacht meer te leggen op het feit dat de vrouw 

ondanks de monsterlijke vissenkop nog steeds lust kan inspireren. De kop heeft nare stekels 

en grove schubben, maar er zit wel een mooi lichaam aan vast. Een lichaam dat irrationele lust 

kan inspireren, die zoals de titel van het werk al aangeeft, gelijk aan waanzin is. Deze 

interpretatie kan aan de voorstelling worden verbonden omdat Dalí het volgende stelde in een 

publicatie bij het werk: ‘Het is het recht van de man om vrouwen met betoverende 

vissenhoofden te beminnen.’14 (Venturi, 2019, p. 273). Angst of walging hoeft volgens hem 

dus niet in de weg te staan van de liefde. 

Oorspronkelijk zou deze Venus met vissenkop aangebracht worden als kroonstuk in de 

installatie van de Droom van Venus, maar dit werd geweigerd door de commissie van de Fair. 

(Venturi, 2019, p. 273). Daarom is uiteindelijk het origineel gekozen. En dit origineel trok de 

aandacht. 

 

Die interpretatie van schoonheidsideaal kwam vooral naar voren in de filmindustrie. Een van 

de bekendste stijlcitaten in film naar de Geboorte van Venus komt uit Dr. No, de eerste James 

Bond film. In deze film uit 1962 komt James Bond een vrouw tegen op het strand. Dit is actrice 

                                                                 
14 Eigen vertaling van: ‘it is man’s right to love women with ecstatic heads of fish.’ (Venturi, 2019, p. 273). 
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Ursula Andress in de rol van Honey Ryder. Andrews stond toentertijd bekend als sekssymbool. 

In bikini komt zij uit het water lopen met twee schelpen in de hand verwijzend naar de schelp 

waarmee Venus aan land kwam. Zij laat de schelpen vervolgens aan haar voeten vallen 

waardoor de verwijzing naar de compositie nog explicieter wordt. Het stijlcitaat sluit aan bij 

de beschrijving van de scène in het boek waar de film op gebaseerd is:  

‘Het was een naakt meisje, met haar rug naar hem toegekeerd. Ze was niet helemaal 

naakt. Ze droeg een brede, leren riem om haar middel met een jachtmes in een leren 

schede aan haar rechterheup. De riem maakte haar naaktheid buitengewoon erotisch. 

Ze stond niet meer dan vijf meter verderop op de vloedlijn naar iets in haar hand te 

kijken. Ze stond in de klassieke ontspannen houding van het naakt, al haar gewicht op 

het rechterbeen en de linkerknie gebogen en enigszins naar binnen gedraaid, het hoofd 

naar de zijkant terwijl ze de dingen in haar hand onderzocht. (...) Ze was geen gekleurd 

meisje. Ze was asblond. (...) De hele scène, het lege strand, de groene en blauwe zee, 

het naakte meisje met de strengen mooi haar, herinnerde Bond aan iets. Hij doorzocht 

zijn geest. Ja, ze was als Botticelli's Venus.’15 (Fleming, 2015, 1222-1223).  

 

Sean Connery in de rol van James Bond draagt ook blauw in deze scène. Is dit een verwijzing 

naar Zephyros? Zeker geloofwaardig, want in de Bondfilm Die Another Day uit 2002 is de 

scène overgedaan met Pierce Brosnan als James Bond en Halle Berry als bondgirl. En ook in 

deze versie draagt James Bond blauw. 

Ook in films als The Adventures of Baron Munchausen uit 1988 worden verwijzingen gemaakt 

naar de Venusfiguur uit de Geboorte om aan te geven dat het om een knappe vrouw gaat. Vaak 

zijn de stijlcitaten naar haar schoonheid rechtlijnig. Makers imiteren de vormgeving van de 

scène om zo een nieuw personage de connotatie van ultieme schoonheid te geven die 

geassocieerd wordt met de Venus. De vrouwen uit het water alsof ook zij net geboren zijn. 

Deze iconografie wordt ook in modetijdschriften toegepast. Bijvoorbeeld tijdens een 

fotoreportage van de Italiaanse uitgave van Vogue in 2005. Hiervoor poseerde model Lily 

Cole als Venus. (zie afbeelding 21). Deze vergelijking tussen model en Venus vindt vaker 

plaats. 

 

                                                                 
15 ‘It was a naked girl, with her back to him. She was not quite naked. She wore a broad leather belt round her 

waist with a hunting knife in a leather sheath at her right hip. The belt made her nakedness extraordinarily erotic. 

She stood not more than five yards away on the tideline looking down at something in her hand. She stood in the 

classical relaxed pose of the nude, all her weight on the right leg and the left knee bent and turning slightly 

inwards, the head to the side as she examined the things in her hand. (…) She was not a coloured girl. She was 

ash blonde. (…) The whole scene, the empty beach, the green and blue sea, the naked girl with the strands of fair 
hair, reminded Bond of something. He searched his mind. Yes, She was Botticelli’s Venus.’ 
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Maar sommige kunstenaars gebruiken de connotatie met schoonheid en vrouwelijkheid om 

nog dieper in te gaan op de betekenis van die schoonheid. In zekere zin geven zij er regelmatig 

ook kritiek op. Op de onbereikbaarheid ervan.  

David LaChapelle maakte in 2011 een foto genaamd De Hergeboorte van Venus. (zie 

afbeelding 22). Centraal staat een model dat de pose van de Venus uit de Geboorte ongeveer 

overneemt. Zij is blond en draagt een kroon die doet denken aan de gouden aureool die ook 

regelmatig voor Mariasculpturen zijn gebruikt. Het model draagt daarnaast enkel blauwe 

glitterschoenen. Aan weerszijden zitten twee mannen. De linker heeft op zijn linkerarm een 

tattoo waarvan de vorm doet denken aan het laatste stigma  dat bij Jezus aangebracht werd. 

Deze zijwond kreeg in de middeleeuwen in getijdenboeken regelmatig de vorm van een 

vagina. Uit het bloed van Christus komt namelijk het nieuwe leven, het nieuwe geloof en de 

nieuwe kerk voort. (Dijkema, Van Welie & Wickham, 2020, p. 9). Een andersoortig 

geboortekanaal. In de hand van deze linkerarm houdt de man ook een hoornschelp omhoog 

die hij voor het kruis van het model houdt. De hoornschelp is duidelijk een metafoor voor wat 

het verbergt. Onduidelijk is hoe we de man moeten interpreteren. Op zijn voet is het logo van 

sportmerk Nike getekend, maar dit lijkt geen indicatie te zijn voor een identificatie. De man 

rechts blaast op een hoornschelp. Hij heeft wat weg van mythische figuren die ook op 

hoornschelpen blazen in mythologische voorstellingen. Zo’n figuur is bijvoorbeeld zichtbaar 

in het mythologische schilderij van Bouguerau.(zie afbeelding 17). De actie van het blazen op 

de hoornschelp doet in de context van dit werk denken aan het Engelse ‘to blow’, wat in dit 

geval associaties oproept naar orale seks. Aan zijn voeten staat nog een geit te grazen en onder 

hem ligt een kroon. Het is onduidelijk of deze twee zaken nog iets betekenen voor de 

interpretatie van de figuur. Botticelli Reimagined stelt dat dit werk sensueel van toon is. Alles 

draait om de “hoornschelp”, wat het punt is waarop man en vrouw fysiek het dichtst bij elkaar 

kunnen komen. (Evans & Weppelmann, 2016, p. 143). Al met al een zeer erotische context 

waarbij vormen en objecten lijken te verwijzen naar sensuele aspecten van de vrouw. Naar 

mijn mening op een eerbiedige manier. Enkel de vrouw draagt een kroon. De andere kroon, 

die van de man zou kunnen zijn, ligt op de grond. Door de associatie met Mariakronen krijgt 

de vrouwfiguur een nog verhevenere interpretatiemogelijkheid. Ook het feit dat er slingers 

rondzwieren in de rest van de compositie, maakt dat het lijkt alsof het hier om een viering gaat 

waarbij de vrouw en haar aspecten centraal staan. Het schilderij heet de Hergeboorte van 

Venus, wat zou kunnen betekenen dat het gaat om de wederkomst of de opkomst van een 

nieuwe vorm van het liefhebben van de vrouw binnen heteroseksuele relaties. 

De kunstenaar Yin Xin beeldt een detail van het originele schilderij af; alleen hoofd een 

schouders van de Venusfiguur. Maar in plaats van de roomwitte schoonheid gewaardeerd in 

de renaissance, heeft de kunstenaar haar Aziatisch laten ogen. (zie afbeelding 23). Hierdoor 

stelt hij vragen over de betekenis van een schoonheidsideaal. Binnen Westerse culturen wordt 
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de Venus van de Geboorte misschien gezien als ultieme schoonheid, maar is ze dat ook binnen 

Azië? Waarom zou de door hem afgebeelde Venus geen nieuwe norm kunnen zijn? Is de 

ervaring van schoonheid niet per regio anders? Of nog stelliger; per persoon? Met het werk 

toont Yin Xin aan dat schoonheid een relatief begrip is, anders per generatie en gebied. (Evans 

& Weppelmann, 2016, p. 124-131, p. 147). Het idee dat de Venus van de Geboorte het enige 

ware vrouwbeeld is, wordt hier ter discussie gesteld. 

Kunstenares Anna Utopia Giordano gebruikte Photoshop om bekende afbeeldingen van Venus 

te vervormen tot ze voldeden aan het huidige schoonheidsideaal. (zie afbeelding 24). Dit hield 

vooral in dat Venus veel slanker werd gemaakt. Hieraan is te zien dat zelfs Venus zelf niet 

meer voldoet aan de hedendaagse standaarden. Dit is haast een komische observatie, omdat de 

Venus van de Geboorte oorspronkelijk zo bij de Amerikanen in de smaak viel juist omdat ze 

een natuurlijke schoonheid zou hebben in plaats van een geïdealiseerde. (Evans & 

Weppelmann, 2016, p. 128). 

 

Dit zijn een aantal voorbeelden om aan te tonen op welke manier de Venusfiguur van de 

Geboorte van Venus gebruikt wordt om vragen te stellen over het imago van de vrouw en van 

schoonheid. De vrouw is een lustobject geweest. De ideale vrouw is vooral blank en blond 

geweest. Maar wat nu? Wat betekent vrouw zijn? Wat is schoonheid? 

Recent werd de compositie van de Geboorte gebruikt voor de poster van de feministische film 

Birds of Prey. (zie afbeelding 28). Deze film gaat over Harley Quinn, de handlangster en 

vriendin van de Joker, een beroemde schurk uit de superheldenfilms van Batman. Nadat de 

Joker het met haar uitmaakt, verliest zij de bescherming van zijn reputatie. Hierdoor moet ze 

opnemen tegen een groot aantal misdadigers die nog een appeltje met haar te schillen hebben. 

Door een samenloop van omstandigheden krijgt zij hulp van verscheidene vrouwen die net zo 

dapper zijn als zij. De film kreeg gevarieerde reacties, maar aan de daadkracht van de vrouw 

was niet te ontkomen. Daarom is het interessant dat de vrouwen in de poster de plek innemen 

van een iconische vrouw uit de schilderkunst. Harley Quinn staat echter niet naakt op de 

schelp. Noch staat zij er bescheiden bij met het wapen dat zij over haar rechterschouder houdt. 

De Venus is geadapteerd als feministische powervrouw. Is dit een voorbode voor de verdere 

exploraties van de Geboorte? Gaat Venus emanciperen? Een zeer veelzijdig kunstwerk is het 

zeker aan het worden. 

 

3.2 Campagne boegbeeld 

De tweede tendens waarvoor de beeltenis van de Venus (her)gebruikt wordt, is als medium 

tussen beschouwer en een maatschappelijk probleem. Tomoko Nagao gebruikt het beeld om 

de consumptiemaatschappij te bevragen. (Evans & Weppelmann, 2016, p. 136-137) (zie 

afbeelding 25). Vik Muniz gebruikt het beeld om iets te zeggen over de plastic soep in de 
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oceaan. (Evans & Weppelmann, 2016, 146) (zie afbeelding 26). Alain Jacquet gebruikt de 

Venusfiguur om in combinatie met de bekende bedrijfsnaam, Shell, iets te zeggen over de 

betekenis en macht van merknamen. (Evans & Weppelmann, 2016, p. 168-169) (zie 

afbeelding 27). Al deze kunstenaars gebruiken het originele schilderij om een statement te 

maken over iets wat oorspronkelijk losstond van het schilderij. De werken hebben geen 

antieke waarde op het oog, noch zijn zij bezig met de spirituele interpretatie die dit schilderij 

ooit gehad zou hebben. Nee, zij maken gebruik van de “celebrity status” van de Venus van 

de Geboorte. Zij is beroemd net als een Beyoncé of een Lady Gaga. Zij is een soort 

boegbeeld waar mensen voor stoppen om te kijken wat ze nu weer te zeggen heeft. Zij is 

namelijk herkenbaar, vaak gezien, populair. Daarom passen de adaptaties van het werk van 

deze drie kunstenaars ook bij het schilderij. Ze maken gebruik de herkenbaarheid van 

voorstelling die zo veel en zo vaak gebruikt wordt.  

 

Opmerkelijk is dat deze manier van adapteren qua vormgeving soms erg aandoet als een 

parodie. De kleuren zijn vaak fel en helder. De beeldtaal doet komisch aan door de 

associaties die het oproept met kinderlijke dingen en simpele, begrijpbare objecten. Het is 

soms reclametaal in een kunstwerk, doch daadkrachtig en nobel in betekenis. 

 

In het essay Giving an edge to the beautiful line: Botticelli referenced in the works 

of contemporary artists to address issues of gender and global politics verwijst Gabriel 

Montua naar nog meer hedendaagse werken waarin huidige issues door middel van het 

gebruik van Botticelli’s werken worden aangekaart. Hij spreekt naast het gebruik van de 

Geboorte als conversation piece over schoonheid en globale problematiek ook over hoe er 

met gender omgegaan wordt in een aantal hedendaagse werken door middel van het gebruik 

van de beeltenis van de Geboorte. Ik zal hier nu niet dieper op in gaan, maar zijn conclusie 

over het gebruik van Botticelli in hedendaagse kunst is als volgt: ‘Concluderend kan gezegd 

worden dat we blij moeten zijn met het feit dat Botticelli’s originelen, hedendaagse werken 

inspireren die zorgwekkende kwesties aankaarten. Zij bevestigen dat kunstenaars zich op een 

reflectieve manier en met een specifiek doel op deze bronnen baseren en niet alleen vanwege 

hun toegankelijkheid of de aantrekkelijke kwaliteit van hun vormgeving. De toevoeging van 

dergelijke complexe of gewaagde onderwerpen laat zien dat engagement met Botticelli nog 

veel mogelijkheden heeft.’16 (Montua, 2019, p. 303). Een conclusie die weergeeft hoe 

                                                                 
16 Eigen vertaling van: ‘In a brief conclusion, we should welcome the fact that Botticelli’s  

originals do inspire contemporary works voicing serious concerns. They confirm that artists draw 

upon these sources in a reflective way and for a specific purpose, not simply because of their 

availability or the appealing quality of their designs. Touching on complex or edgy subjects represents 

an addition to the numerous possibilities of engagement with Botticelli.’ (Montua, 2019, p. 303). 
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belangrijk Botticelli’s werk is gebleven. Ooit met het doel gemaakt om de renaissanceman 

tot hogere gedachtes te inspireren en nu ons.  
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Conclusie 

 

De receptie van de Geboorte van Venus van Sandro Botticelli kent momenteel twee fases: 

die van de negentiende eeuw enerzijds en die van de twintigste en eenentwintigste eeuw 

anderzijds. Het schilderij kent daardoor een spannende geschiedenis. Ondanks het feit dat 

wij de opdrachtgever van het werk niet kennen, kunnen wij iets zeggen over diens 

oorsprong. Een schilderij dat in zijn essentie de aankomst van een liefdesgodin voorstelt, 

moet het resultaat zijn van uitstekend bronnenonderzoek van de kunstenaar. Als Botticelli 

daadwerkelijk de bronnen heeft bestudeerd die in dit werkstuk zijn aangedragen, is het een 

schilderij met veel inhoud. Niet alleen gebaseerd op een van de origineelste bronnen van het 

verhaal, hymne 6 van Homeros, maar ook gebaseerd op een indirecte beschrijving van een 

schilderij van de beste schilder ooit (volgens de legendes), Apelles. Hiermee meet Botticelli 

zich direct met de groten. Ook door zijn Venusfiguur direct te baseren op de venus pudica 

toont hij aandacht voor de oudheid. Met de toevoeging van de filosofie van Ficino, die 

Griekse, platonische ideeën verzoend met de Christelijke moralen van zijn eigen tijd, krijgt 

de Geboorte van Venus een heuse verhevenheid. Heeft het werk dit allemaal tegelijkertijd in 

zich? Dit werkstuk heeft aangetoond dat dit aannemelijk is. Maar hebben kunstenaars later 

op deze betekenissen ingespeeld? Of zijn zij met compleet andere en nieuwere interpretaties 

aan de slag gegaan? 

 

In de inleiding werd gevraagd hoe Botticelli in latere periodes door kunstenaars en 

beschouwers werd toegeëigend. Door direct te kopiëren? Door een paar (formele) aspecten te 

imiteren? In de negentiende eeuw zien we dat het werk op beide manieren werd toegeëigend. 

De Venusfiguur werd direct gekopieerd voor studie door academische schilders. Maar veel 

vaker werden aspecten van het schilderij geïmiteerd door nieuwe geschilderde figuren.  

Hoeveel van de oorspronkelijke intentie bleef hiermee bewaard? Ondanks het feit dat 

kunstenaars halverwege de negentiende eeuw niet bekend waren met identificaties of 

theorieën die in het eerste hoofdstuk van dit werkstuk zijn uiteengezet, zijn negentiende-

eeuwse adaptaties, die gebruikmaken van vormentaal uit de Geboorte, zeer trouw gebleven 

aan de originele betekenis. We hebben bijvoorbeeld gezien dat de Prerafaëlieten bewust of 

onbewust de spirituele inboezeming van het werk overnamen in een aantal van hun eigen 

werken. De nieuwe werken verwijzen net als Botticelli’s Geboorte van Venus naar mythes, 

transformaties en liefdesidealen.  

Botticelli inspireerde ook een literaire receptie. Niet alleen kunsthistorici schreven over hem, 

maar ook dichters. Deze bespraken vooral de bewondering die zij voelden bij het 
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aanschouwen van het werk. Deze geschriften zijn ook zeer passend bij het idee dat de 

Geboorte zou moeten uitdragen. Intentie geslaagd zou je kunnen zeggen. 

Eenmaal zijn plek ingenomen na de bemoedigende woorden van Pater, vond dit werk van 

Botticelli zijn weg naar de top van de kunstgeschiedeniscanon. 

 

Kunstenaar Salvador Dalí, bekend met het werk door diens groeiende positie binnen de 

kunstgeschiedenis, besloot de beeltenis van de Venusfiguur te gebruiken voor een van zijn 

eigen werken. Hierdoor kreeg het werk internationale bekendheid. Dit opende de deur naar 

andere interpretaties en manieren waarop het werk gebruikt werd. Het beeld van Venus werd 

vanaf dit moment vaak letterlijk gekopieerd en in nieuwe contexten geplaatst. In kwesties 

over schoonheidsidealen en andere problematiek, zoals klimaatproblemen, vervuiling en 

feminisme. De mythologische betekenis van het werk valt daardoor weg, maar een ander 

aspect blijft op wonderbaarlijke wijze aanwezig. Namelijk Ficino’s idee dat het schilderij de 

beschouwer zou kunnen verheffen, want ook in deze nieuwe contexten blijft het werk 

aanzetten tot denken en kritische reflectie op het gedrag van de beschouwer. 

Dit onderstreept de relevantie en veelzijdigheid van het werk dat ooit simpelweg tempera op 

doek was.  

Daarmee is de hoofdvraag: ‘Welke ideeën en bronnen inspireerden oorspronkelijk de 

vervaardiging van de Geboorte van Venus door Sandro Botticelli en hoe is de interpretatie en 

betekenis van het werk gedurende de receptiegeschiedenis veranderd?’ beantwoord. 

Daarnaast kunnen wij ook stellen dat de verandering van de interpretatie ervoor heeft 

gezorgd dat het werk relevant is gebleven. De receptie van Botticelli heeft hem levend 

gehouden, maar de Geboorte leeft ook voort zonder hem. Het werk krijgt nieuwe verhalen en 

taken met relevantie voor het hier en nu. Wie weet raakt het werk vanaf nu nooit meer uit de 

mode. Blijft het doorgegeven van generatie op generatie, steeds in een ander jasje. 
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Afbeelding 1: Botticelli – De Geboorte van Venus, circa 1486, Uffizi museum, Florence 

 

 

Afbeelding 2: Botticelli – Primavera, c. 1477-78, Uffizi museum, Florence 
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42 

 

 

Afbeelding 7: Simeon Solomon – Liefde in Herfsttijd, 1866,  Privé collectie 

  



43 

 

  

Afbeelding 8: Edward Burne-Jones – Phyllis en Demophon, 1870, Birmingham Museum and 

Art Gallery, Birmingham 

Afbeelding 9: Evelyn de Morgan – Kadmos en Harmonia, 1877. De Morgan Collection. 

 

 

Afbeelding 10: Evelyn de Morgan – Detail van De Geboorte van Venus, 1870s, De Morgan 
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