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Zin in kunst

Zin in kunst | wat betekent kunst voor jou?

Een goed idee? Soms is er die ervaring. Het kan een beeld zijn of een 

lied, een muziekstuk of een gedicht. Het kan een foto zijn of een 

schilderij, een film of toneelstuk. Het pakt je. In kunst ontmoeten we 

schoonheid en het goede – en krijgen zin in leven.

Een goed mens? In kunst ontmoeten we onszelf. Kunst is een levende 

spiegel die onze levenshouding reflecteert en ons ‘ik’ op de proef stelt. 

Ze maakt ons bewust van wat we denken, ervaren, willen. Kunst speelt 

met ons verlangen naar een zinvol bestaan.

Voor La Scuola | academie voor levenskunst is het evident om kunst een 

zinvolle plek te geven. Bij de geboorte van La Scuola in 2009 ontving 

iedere gast een boekwerkje, ontworpen door Alcuin Olthof. Onze 

opdracht was: zorg er voor dat de mensen niet alleen kunnen lezen over 

La Scuola en levenskunst, maar dat ze ook geïnspireerd raken en dat de 

herinnering tastbaar wordt. In een beperkte oplage verscheen een 

prachtdocument met beelden, woorden en een ‘aaibare’ omslag. Froukje 

Idsardi gaf de verbinding van ons met de gasten vorm in haar ontwerp 

van de levenskunstring, een ring waarin de pieken en dalen van het leven 

zichtbaar zijn. In de tussenliggende jaren liet La Scuola zich inspireren 

door vele anderen, zoals Willem van den Hoed, Hanny Reneman en Diana 

Vermetten. Margriet van Bebber en Gerard Oonk maakten samen 

Levenslef, een uitgave met levensverhalen van anderen, met gedichten 

van Margriet en foto’s van Gerard. Monica Schumacher ontwikkelde in 

2013 de kunstkaartenserie 10 Kanten naar aanleiding van de hertaling 

door La Scuola van de 10 joodse woorden. Al deze kunstenaars 

presenteren zich in deze catalogus als één van de 14. We zijn er 

buitengewoon trots op dat we tevens werk van Ilze Buziau, Jeroen Krabbé, 

Jan van Oort, Paola de Bruijn, Stef Bos en Varenka Paschke mogen 

gebruiken om te inspireren. Kunst doet iets met ons als mens. Of we er 

nu door geraakt worden of gekwetst, kunst geeft emotie, ze maakt een 

gedachte wakker. Een idee over onszelf. 

We zijn alle betrokkenen dankbaar voor het belangeloos meewerken aan 

het vormgeven van Zin in kunst.

Erik en Ria Pool Meeuwsen
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In kunst ontmoeten we schoonheid én onszelf
Erik Pool

‘Kunst schijnt een specialiteit van experts te zijn die men kunstenaars 

noemt. Waarom zou niet iedereen een kunstwerk van zijn leven maken?’

Michel Foucault, filosoof

“Hoeveel macht heeft kunst eigenlijk”, vraagt de bekende Britse 

kunsthistoricus en tv-maker Simon Schama zich af in zijn boek ‘De kracht 

van kunst’. “Kan kunst je eetlust bederven, zoals liefde, verdriet of angst? 

Kan kunst ineens vol op de rem van de dagelijkse sleur gaan staan, alle 

ruis naar de achtergrond verdringen en direct inzoomen op onze primaire 

gevoelens: doodsangst, begeerte, extase, ontzetting?” Hij stelt deze 

vragen aan het begin van het hoofdstuk over de Amerikaanse schilder 

Mark Rothko. Op het eind van dat hoofdstuk lijkt hij deze vragen met een 

‘ja’ te beantwoorden, als hij oog in oog staat met de abstracte 

monumentale werken van Rothko. “Een roodpaars gevaarte hing trillend 

voor je ogen, pulserend als de klep van een orgaan. (...) Hoe langer ik 

ernaar stond te staren, hoe meer ik me door die zwarte zuilen Rothko’s 

wereld in gezogen voelde. Ik wist nog steeds niet of ik die wereld wel in 

wilde; ik wist alleen dat een soort visuele magie me geen andere keus liet 

dan verdergaan. 

En dat de eindbestemming waarschijnlijk geen pretje zou zijn.” Rothko zei 

zelf, dat zijn schilderijen inderdaad “geen ontspanning” bieden, “ze zijn 

geen massage, maar het tegendeel van rustgevend. Ze roepen de diepste 

gevoelens van geweld, offerschap, extase en verdoemenis op.” Wat Rothko 

wilde doen, volgens Schama, is “alle mensen bij het drama betrekken. 

We zijn spelers op het toneel, samen met de schilder. We komen op. 

We lopen wat rond. We worden geraakt door wat er gebeurt. En als we het 

podium weer verlaten, heeft die voorstelling ons leven getekend.” Iets 

teweeg brengen in ons leven, is waar Rothko op uit was. “We schilderen 

niet voor designstudenten of kunsthistorici, maar voor mensen”, zei hij. 

“En hun diep menselijke reactie is het enige bevredigende voor een 

kunstenaar.”

Rothko formuleert hier in algemene zin wat kunst inderdaad kan doen: 

ons inzicht bieden in wat het betekent om mens te zijn. Het bijzondere is, 

dat Rothko dit effect weet te bereiken met abstracte kunst. Schama is met 

name daarover verbaast: hoe abstracte kleurvlakken minstens zo 

indringend kunnen zijn als figuratief werk waarin we – letterlijk – de 

menselijke dramatiek kunnen herkennen, zoals in het werk van Caravaggio 

of Rembrandt, waar Schama naar verwijst.

Zoals de beeldende kunst ons kan losweken uit de benauwdheid van 

alledag, zo kan de muziek ons lostrillen en in beweging zetten. Het ‘Bloed, 

zweet en tranen’ van Hazes kan evenzeer ontroeren als de ‘Mattheus 

Passion’ van Bach, ‘One’ van U2 evenzeer als de ‘Strauss-medley’ van 

André Rieu. En wie kent niet de ervaring dat een minifragment van een 

bepaalde melodie ons direct terugbrengt naar een plezierige of droevige 

gebeurtenis. Ook onze romantische ervaringen hebben niet zelden een 

muzikale bijvangst – en andersom!
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“Ik bewaar niets”, schrijft Paul Witteman in zijn boek ‘In hoger sferen’, 

“geen bonnetjes, geen correspondentie, geen foto’s, geen videobanden, 

wel de boeken en platen die indringend de herinnering kleuren aan de 

periode waarin ik ze aanschafte. De eerste grammofoonplaat met de 

Pavane van Gabriel Fauré, in hetzelfde jaar cadeau gekregen als Jailhouse 

Rock van Elvis Presley. Hoor ik deze muziek, dan weet ik onmiddellijk dat 

het dat jaar met Pasen mooi weer was, dat mijn broer bij de luchtmacht 

diende en mijn buurmeisje broodjes smeerde voor een gezamenlijke 

picknick.”

Ons muziekgeheugen is miraculeus. En ons ingeboren muziekgevoel 

– ook wie zegt geen muzikaal talent te bezitten kent tòch het genot van 

de luisteraar – is in staat ons hele zijn te openen en ontvankelijk te maken 

voor de magie van de harmonie: die brengt ons zonder pardon terug naar 

toen, wakkert een verlangen aan, doet de stemming omslaan, maakt ons 

melancholisch, geeft ons energie, doet ons hart sneller kloppen, brengt 

ons rust, laat ons mediteren, zet ons in beweging, geeft ons moed, is een 

troostende metgezel, laat ons lachen naar anderen of glimlachen in 

onszelf. Muziek laat iedereen weten dat er meer is tussen hemel en aarde. 

Wie kan aan de magie van muziek ontkomen?

Het is daarom niet vreemd dat er in de nabijheid van de dood (bijna) altijd 

muziek is: bij crematies en begrafenissen. Zelfs als familie of vrienden 

geen woorden kunnen vinden in dit uur van afscheid, dan kan muziek het 

onzegbare alsnog verklanken. En wanneer de muziek klinkt, zwijgen wij of 

barsten in tranen uit. Ons taaldenken komt even stil te liggen, mag even 

uitrusten bij het beluisteren van de melodie, de harmonie, het ritme, de 

crescendo’s, de strijken van het hout, de roffel, de pianissimo’s, de adem 

van de zang, de stiltes tussen de noten. In de stilte van het niet-denken 

kan de muziek ons meenemen naar tijdloze werelden waarin wij niet 

dagelijks wonen maar die wij wel degelijk kennen. Luisteren naar de 

muziek is als thuiskomen in een latente herinnering, een vaag weten dat 

aan het denken lijkt te zijn ontsnapt. Alsof muziek in staat is dat intuïtieve 

weten onder de oppervlakte van het bewuste bestaan aan te raken, naar 

boven te halen, tot leven te wekken. Is het deze verwijzing naar de 

eeuwigheid die ons gerust stelt? Is dat de troost die wij ervaren als de 

muziek de dierbare begeleidt naar de plek van eeuwige rust? 

Bij het afstaan van geliefden aan de koelte van de dood schenkt de muziek 

ons de warmte van een vaag bekende geborgenheid. Muziek is daarom 

zoveel meer dan een aangenaam geluid: ze raakt de essentie aan, op een 

tijdloos niveau waar wij in het dagelijks bestaan maar zelden mee verkeren.

Pjotr Iljitsj Tsjaikovski, de romantische componist die de ‘lichamelijke 

liefde’ eigenlijk nauwelijks kende maar daardoor des te meer werd 

gedreven om de ideale vorm ervan in zijn muziek te zoeken, zei: 

“Alleen muziek kan de volledige kracht van de liefde tot uitdrukking 

brengen.” Plato zou het gezegd kunnen hebben. 

Voor veel muziek die in de romantische tijd geschreven is, geldt dat de 

schoonheid ervan voor zelfs ongeoefende oren goed is te ervaren. 

Met name de lichte stukken liggen gemakkelijk in het gehoor: ze lijken ons 

als vanzelf te herinneren aan een gevoel van harmonie en verbonden heid. 

Dankzij vooral de bijzondere aandacht van de romantische componisten 

voor de harmonie, ontstond in die tijd veel muziek die ook vandaag om 

begrijpelijke redenen nog populair is.

Harmonie wil meerdere tonen passend samenbrengen, op een natuurlijke 

manier die ook het ongeoefende muziekoor als prettig voorkomt. Dit kan 

bereikt worden op ontelbaar veel manieren. Hoe de meertonigheid in de 
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muziekcompositie wordt gezocht en opgebouwd, staat de componist vrij, 

al kent de harmonie ook een eigen ‘leer’. Er zijn regels die overtreden 

kunnen worden. Zo lijkt componeren op leven: honderden, duizenden, 

ontelbare keren kiezen, in grote vrijheid, maar mèt basisregels om een 

harmonieus geheel mogelijk te maken. En zoals in de muziek de 

harmonie de ‘kunst van het samenklinken’ is, zo is in het bestaan de 

moraal ‘de kunst van het samenleven’. In zowel muziek als in het 

bestaan, worden klank en kleur, ritme en dynamiek, tempo en herhaling, 

schoonheid en zuiverheid bepaald door de keuzes die de ‘componist’ 

maakt. Dan is er overigens in eerste aanleg slechts bladmuziek. 

De compositie is nog geen muziek. Die is er pas als de uitvoering klinkt. 

Zo is het ook met leven: een eigen ‘levensontwerp’ komt pas tot leven als 

de levenspraktijk erop wordt gestoeld. Voor componeren en leven geldt: 

als niemand iets uitvoert, vallen muziek en beleven volkomen stil.

Zoals muziek bij een goede compositie niet op papier maar slechts in de 

uitvoering ervan ‘goede en verkeerde noten’ kent, zo kent het leven van 

nature ook geen ‘foute en slechte’ dingen maar kan er in ons eigen 

levensontwerp wel een ‘misser’ insluipen en verloopt de uitvoering zelden 

zonder een ‘valse noot’. Wie expres de melodielijn in valse noten 

verandert, zou door de Frans filosoof André Comte-Sponville vast niet ‘te 

goede trouw’ worden genoemd. We noemen iemand die anderen misleidt 

niet per ongeluk vals. Wie vals speelt is om te beginnen niet te goede 

trouw tegenover zichzelf en is dat ook niet tegenover de compositie en de 

componist, en net zo min tegenover de andere uitvoerende musici.

De hedendaagse Britse (van oorsprong Zwitsere) denker Alain de Botton 

keert in zijn boek ‘Architectuur van het geluk’ terug naar de basis, naar 

de moeder der kunsten: de architectuur. Hij verbindt opvattingen over de 

schoonheid van kunst aan belangrijke levensthema’s, want, zo schrijft hij, 

“ons gevoel voor schoonheid en ons idee van wat een goed leven behelst 

zijn met elkaar verstrengeld”. Hij meent dat wanneer we een gebouw als 

mooi ervaren, er ook sprake zal zijn “van een voorliefde voor het soort 

leven dat dit bouwwerk met zijn dak, deurkrukken, raamkozijnen, trap en 

inrichting uitdraagt. Een indruk van schoonheid is een teken dat we op 

een materiële verwezenlijking zijn gestuit van wat we zoal onder een 

goed leven verstaan. Volgens datzelfde principe staan sommige 

gebouwen ons tegen: niet omdat ze strijdig zijn met een heimelijke en 

geheimzinnige visuele voorkeur maar omdat ze botsen met ons idee van 

wat de zin van het bestaan zou moeten zijn.”

Dingen die ons in hun uiterlijke verschijningsvorm niet tegenstaan maar 

juist kunnen beroeren, kunnen ons zelfs een glimp doen opvangen van 

‘het goddelijke’, schrijft De Botton. Hij schetst de denkwereld van 

christelijke filosofen en hun ‘droevige’ stemming die hen kan overvallen 

als zij iets schoons zien. Volgens De Botton is “de religieuze verklaring 

voor deze bedroefdheid (...) dat we mooie dingen herkennen als 

symbolen van het onbevlekte leven dat we ooit in de Hof van Eden 

hebben geleid. Ook al zullen we de draad van dat sublieme bestaan 

misschien op een dag in de hemel weer opvatten, door de zonden van 

Adam en Eva is ons die mogelijkheid op aarde ontnomen. Hieruit volgt 

dat schoonheid een overblijfsel van het goddelijke is, waarvan de aanblik 

ons verdrietig maakt doordat ons besef van verlies onze hunkering 

aanwakkert naar het bestaan dat ons is ontzegd.” 

Van alle religieuze woorden ontdaan, vat De Botton deze gedachte 

tenslotte als volgt samen: “Er is schoonheid in dingen die sterker zijn dan 

wij.”
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Van de schoonheid en de kunst
Wij denken misschien dat schoonheid slechts een subjectief begrip kan 

zijn. Over smaak – waar de schoonheid in wordt geproefd – valt niet te 

twisten, zeggen we elkaar gemakkelijk na. De Engelse denker Roger 

Scruton legt in zijn boek over ‘Schoonheid’ op een alledaagse en 

daardoor zo goed te begrijpen manier uit, dat er in schoonheid ook een 

objectieve waarde schuilgaat. Hij doet dat aan de hand van het 

timmermansoog. Een goede timmerman weet in welke verhouding een 

deur gemaakt moet worden, met welke omlijsting en op welke plaats in 

de gevel de deur moet komen. Daar heeft de vakman geen architect voor 

nodig. Hij gaat op een afstand staan en weet dan precies wat gedaan 

moet worden. En het bijzondere is: ook leken kunnen dit zien. Als een 

deur niet past bij de gevel, te klein of te groot is, uit verhouding is, of op 

de verkeerde plek zit, nemen we ‘iets vreemds’ waar. Niet altijd kunnen 

we dat vreemde dan precies verwoorden, omdat wij niet de vakman zijn 

die deze taal beheerst. Maar we zien of voelen het wel als het niet klopt. 

Scruton noemt dat ‘passendheid’. Als iets niet passend is, herkennen we 

dat, bewust of onbewust. Deze passendheid is volgens Scruton een 

belangrijk en objectiveerbaar aspect van schoonheid. “Zowel in de kunst 

als in het leven vormt passendheid de kern van esthetisch succes”, zegt 

Scruton. “We willen dat dingen bij elkaar passen, op een manier die bij 

ons past.” Die passendheid maakt deel uit van ons oordeelsvermogen 

over wat wel of niet ‘schoon’ genoemd kan worden. Dit “schoonheids-

oordeel is (...) een onvermijdelijke consequentie als we het leven serieus 

nemen en ons werkelijk bewust worden van ons doen en laten.” 

Zo verbindt hij ons vermogen te oordelen over wat wel of niet schoon is, 

aan veel dieper liggende levensvragen. “Het schoonheidsoordeel ordent 

de gevoelens en verlangens van degenen die zich zo’n oordeel vormen. 

Het mag dan een uitdrukking zijn van hun genoegen en hun goede 

smaak, maar het is een genoegen in wat zij waardevol vinden en een 

smaak voor hun echte idealen.”

De Botton en Scruton zijn bepaald niet de enigen die schoonheid 

betekenisvoller vinden dan slechts dat wat het oog in oppervlakkige zin 

als mooi voorkomt. ‘Het schone’ wordt in een lange filosofische traditie 

vaak in één adem genoemd met ‘het ware en het goede’: ze verwijzen alle 

naar het zelfde, naar een dieper weten dat de kern van het leven raakt, 

buiten de grenzen van tijd en ruimte en ook los van subjectieve 

opvattingen. Zo schrijft Erich Fromm, de Zwitsers-Amerikaanse filosoof, 

dat in het zoeken naar het schone, het ware en het goede, een “ingeboren 

drang” schuilt om de “kennis omtrent de werkelijkheid te vergroten, een 

drang om steeds dichter bij de waarheid te komen.” 

Het idee dat schoonheid meer is dan een zintuigelijke waarneming, 

hebben we te danken aan Plato. Scruton beschrijft hoe deze biograaf van 

Socrates dacht over de – naar hem genoemde – ware, platonische liefde, 

die niet fysiek is maar thuishoort in de ideeënwereld. “Door schoonheid te 

contempleren”, zo legt Scruton Plato’s idee uit, “verheft de ziel zich uit 

haar verzonkenheid in louter zintuigelijke en concrete dingen, en stijgt op 

naar een hogere sfeer, waar niet de mooie jongen wordt beschouwd, 

maar de idee van het schone zelf. Die idee wordt in de ziel tot een waar 

bezit, zoals steeds gebeurt wanneer ideeën zich reproduceren in de ziel 

van diegenen die ze begrijpen. Deze hogere vorm van reproductie past bij 

het streven naar onsterfelijkheid, het hoogste verlangen van de ziel in 

deze wereld.”
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Hans Georg Gadamer, de grondlegger van de hermeneutische filosofie !) , 

heeft over ‘het schone’ een filosofisch standaardwerkje geschreven 

waarin ook hij teruggrijpt op Plato. In ‘Die aktualität des Schönen: 

Kunst als Spiel, Symbol und Fest’ schrijft Gadamer: “Voor ons natuurlijkste 

gevoel met betrekking tot het begrip van het ‘schone’ hoort ook dat men 

niet kan vragen waarom het bevalt. Zonder enige doelgerichtheid, zonder 

enig te verwachten nut verwezenlijkt zich het schone in een soort 

zelfbepaling en straalt het plezier van de zelfpresentatie uit. (...) 

Waar komt het schone nu zo voor, dat het zijn wezen overtuigend 

realiseert? Om van begin af aan de hele horizon van het probleem van het 

schone en wellicht ook van wat ‘kunst’ is, in beeld te krijgen, is het nodig 

eraan te herinneren, dat voor de Grieken de kosmos, de hemelse orde, 

de eigenlijke aanschouwelijkheid van het schone presenteert. (...) 

De regelmatige orde van de hemel biedt een van de grootste voorbeelden 

van orde, die er überhaupt zijn. De opeenvolgende seizoenen en de 

maanden van het jaar en de wisseling van dag en nacht vormen de 

betrouwbare constanten van de ervaring van orde in ons leven – juist in 

contrast met de dubbelzinnigheid en wisselvalligheid van ons eigen 

menselijke doen en laten.”

Vervolgens vertelt Gadamer van de mythe die Plato beschrijft in de 

dialoog Phaedrus: “Hij beschrijft de magnifieke optocht van alle zielen, 

waarin zich de nachtelijke optocht van de hemellichamen spiegelt.” 

En dan schrijft Gadamer: “Voor de tot de aardse zwaarte gedoemde ziel, 

die bij wijze van spreken haar verenkleed verloren heeft zodat zij niet 

meer tot de hoogte van het ware kan stijgen, is er een ervaring waarbij 

het verenkleed opnieuw begint te groeien en de verheffing opnieuw 

begint. Dat is de ervaring van de liefde en van het schone, de liefde voor 

het schone. In prachtige, hoogbarokke schilderingen relateert Plato deze 

belevenis van de ontluikende liefde aan de geestelijke ontwaring van het 

schone en de ware orde van de wereld. Dankzij het schone lukt het op 

den duur zich de ware wereld opnieuw te herinneren. Dat is de weg van 

de filosofie. Hij noemt het schone het meest er bovenuit schijnende en 

bekorende, bij wijze van spreken de zichtbaarheid van het ideale. Dat wat 

zodanig boven al het andere uitsteekt, een dergelijk licht van 

overtuigende waarheid en juistheid uitstraalt, is wat wij allen als het 

schone in natuur en kunst waarnemen en dat aan ons de instemming 

ontlokt: ‘Dat is het ware’.”

Gadamer wil ons net als De Botton en Scruton laten zien dat schoonheid 

méér is dan slechts een streling voor het oog. De ervaring van het schone 

doet zich zonder nadere verklaring aan ons voor. Ze lijkt dwars door alles 

heen te breken en iets aan te raken dat gelijk is aan een ‘herinnering aan 

de ware wereld’. Of, zoals Scruton het zegt: schoonheid dringt door “tot 

de fundamentele waarheid van een menselijke ervaring”.

 !) Met ‘hermeneutische filosofie’ wordt de filosofische discipline aangeduid die door de 

Griekse dichter Homerus werd omschreven als de uitleg, de vertaling van berichten die 

door goden aan mensen werden gegeven. Een centrale gedachte van de moderne 

hermenutiek (ontleend aan de filosoof Heidegger, die met Gadamer tot de grondleggers 

ervan wordt gerekend) is dat de mens ertoe is voorbestemd alles een zin te geven: de 

mens is gebonden aan interpretaties. Het gaat Heidegger om een ‘hermeutiek van het 

bestaan’, dat wil zeggen om een begrijpelijke uitleg van wat het bestaan is en hoe het 

zichzelf verstaat. (Bron: Encyclopedie van de filosofie)



Zin in kunst

8 

De Amerikaanse filosoof Martha Nussbaum denkt er precies zo over. 

In ons gevoel voor schoonheid schuilt ons ‘helderste zintuig’, stelt zij. 

“Dit roept onze emoties en begeerten wakker, zodat wij gemotiveerd zijn 

mooie dingen na te jagen.” Zaken als rechtvaardigheid en praktische 

wijsheid kunnen we “alleen begrijpen nadat het intellect alert geworden is 

doordat het eerst de schoonheid heeft leren kennen.” Nussbaum werd 

door de VPRO-tv geïnterviewd voor de serie ‘Van de schoonheid en de 

troost’. In het vraaggesprek combineert zij persoonlijke geluk- en 

verdrietervaringen met haar wetenschappelijk-filosofische inzichten. 

Het is kenmerkend voor haar denken. 

In schoonheid schuilt zin. ‘Schone’ ervaringen voegen betekenis toe aan 

ons bestaan. Ze vinden hun oorsprong in onszelf, maar reiken ook verder 

dan een puur subjectieve beleving. Ze helpen om ‘meer te verklaren en te 

begrijpen’ dan wat in tijd en ruimte is te vangen. Ze raken aan de zin van 

ons bestaan.

Het is vast geen toeval dat in het spraakgebruik ‘een goede daad’ ook 

‘een mooi gebaar’ genoemd kan worden.

Laten we gaan afronden met Nietzsche. In ‘Menselijk, al te menselijk’ is 

zijn betoog: “De kunst moet vóór alles en in de eerste plaats het leven 

verfraaien, dus ons draaglijk en zo mogelijk zelfs aangenaam voor de 

anderen maken: met deze taak voor ogen matigt zij ons en houdt ons in 

toom, creëert omgangsvoren, bindt de slecht opgevoede mensen aan 

wetten van fatsoen, zindelijkheid, beleefdheid, van spreken en zwijgen op 

het juiste moment. Voorts moet de kunst al wat lelijk is verbergen of 

herinterpreteren, al het pijnlijke, verschrikkelijke, walgelijke, dat alle 

inspanningen ten spijt altijd weer, overeenkomstig de oorsprong van de 

menselijke natuur, naar buiten zal treden: vooral met de hartstochten en 

de smarten en angsten van de ziel moet zij aldus omgaan en in het 

onvermijdelijk of onverbeterlijk stuitende het belangwekkende laten 

doorschemeren.”

De vrijheid van de kunstenaar tot zijn kunstwerk vergelijkt Nietzsche met 

de vrijheid van een mens ten opzichte van zijn leven. In die vrije ruimte 

kan de creatieve geest doen wat het wil en ‘de wil tot macht’ uitleven, 

botvieren zo je wil. Er zijn geen grenzen van moraal, religie, ethiek of een 

hogere waarde dan het mensenleven zelf, die deze vrijheid inperken. 

Maar Nietzsche weet – bijna als geen ander, omdat zijn zelfanalyse hem 

tot deze levensfilosofie bracht – dat deze onbeperkte vrijheid ook 

angstaanjagend kan zijn, vrees inboezemend, omdat het grenzeloze 

ervan niet te bevatten of te aanvaarden lijkt te zijn voor de sterfelijke 

mens die vooral het begrensde kan ervaren. Daarom draaien we onszelf 

graag een rad voor ogen, meent Nietzsche, en kijken we liever een andere 

kant op dan die van de lege afgrond. Alsof we niet in het zonlicht willen 

staan maar de schaduw verkiezen (zoals in de grotlegende van Plato). 

De kunst, zo lijkt Nietzsche te willen zeggen, kan ons goede diensten 

bewijzen in het veraangenamen van deze koele werkelijkheid. 

Hij presenteert haar dan ook als aantrekkelijk alternatief voor de kennis 

zoals de filosofie die najaagt. Want dergelijke kennis zou slechts tot 

‘laatste doel’ hebben: de vernietiging van ons bewustzijn dat ons de 

droom biedt van iets dat groter, onvergankelijker kan zijn dan de 

sterfelijke mens. De filosofie spant zich in om de dromende mens ‘wakker 

te maken’, de mens die volgens Nietzsche “op de rug van een tijger in 

dromen hangt”. 
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Het is maar beter dat een mens niet doorheeft wat zijn ware lot is en niet 

ontdekt dat hij een ‘bedrogene’ is: “De eenzaamheid omgeeft en 

omsingelt hem steeds dreigender, wurgender, zijn hart steeds dichter 

rijgend (...).” Het verliezen van onze onschuld, het steeds beter doorzien 

van de ware aard der dingen, de onthulling dat ‘God dood is’ en slechts 

een verleidelijke illusie van ons bewustzijn: dat is allemaal de schuld van 

de filosofie: die eeuwige hunkering naar meer kennis en die voortdurende 

oefening in denken over denken. “Oh, die noodlottige nieuwsgierigheid 

van de filosoof”, roept Nietzsche uit, “die ooit door een kier van de 

bewustzijnskamer naar buiten en naar beneden wenst te kijken.”

Daarom is de kunst zoveel plezanter voor de mens. Want de kunst wil niet 

de vernietiging van de droom. Zij is, in Nietzsches visie, gericht op leven. 

Onze dromen maken deel uit van ons menselijk leven, dat we in 

gelukzalige onwetendheid hangend doorbrengen ‘op de rug van de 

tijger’. “Laat hem maar hangen’, roept de kunst”, zegt Nietzsche. 

“De kunst is machtiger dan de kennis, want zij wil het leven (...).”

Die wil tot leven is een natuurlijke aandrang waaraan geen mens kan 

ontsnappen. De kunst helpt ons die ‘wil tot leven’ tot leven te brengen. 

Via de ‘passende’ herkenbare dramatiek van de figuratieve kunst òf via de 

impact van imposante kleurvlakken die ons opzuigen òf door de trillingen 

van de muziek die ons confronteren met een heftige innerlijke 

gevoelswereld òf dankzij de beleving van alledaagse of juist 

absurdistische architectuur… Wat architectuur vóór heeft op andere 

vormen van kunst, is dat we er letterlijk in kunnen leven, in mogen 

ronddwalen en op goed geluk in kunnen afdwalen – of zelfs in kunnen 

verdwalen. Om tot het bouwwerk als architectuur te kunnen doordringen, 

zegt Gadamer, “moet men er naar toe gaan, naar binnen en weer naar 

buiten gaan, eromheen lopen; men moet het al wandelend leren kennen 

en leren begrijpen wat het gebouw voor de eigen verrijking en het eigen 

levensgevoel betekent.” Architectuur wil, net als andere vormen van 

kunst, ons leven aanraken en doet dat ook – mits wij bereid zijn beroerd 

te worden door de dieper liggende werking van de taal van de muzen die 

zo moeilijk door het gewone denken begrepen kan worden en zich zo 

gebrekkig laat zien in de door-de-weekse taal van de dagelijkse omgang. 

De diepste waarheid die ons kan aanroeren, het schoonste verlangen dat 

kan ons strelen, de heftigste gelukzaligheid waarnaar wij hunkeren, ja 

alles van waarde komt vanzelfsprekender binnen in de kunstzinnige taal 

van vormen en lijnen, van kleuren en beweging, van klanken en ritme, van 

tonen en tinten, van poëtische magie.

Verrijking
En wat is dan, tenslotte, de waarde van kunst voor de kunst van leven? 

Misschien is het dit. 

Dé kern van levenskunst als praktische filosofie is sociale zelfzorg: hoe 

zorg ik goed voor mezelf, voor anderen, voor ons gedeelde leven? 

Wat is voor mij en voor ons het goede leven? Over deze vraag kunnen we 

allemaal nadenken. Daar hoef je geen kennis voor te hebben van 

bijvoorbeeld psychologie, sociologie of filosofie. Welke wijsheid hebben 

we hiervoor nodig? Het goede leven komt misschien wel des te 

gemakkelijker in beeld als we boekenwijsheid en abstracte 

algemeenheden achter ons laten en ons meer verdiepen in ons concrete 

leven met onszelf: ons eigen denken, voelen en handelen, onze 

betekenisvolle relatie met onszelf – en dus met de ander. We willen weten 

wie de ‘ik’ is die dit leven leidt. 
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Om onszelf beter te leren kennen moeten we onze binnenwereld in, maar 

niet zonder ook telkens weer naar buiten te gaan waar we nieuwe 

ervaringen en inzichten opdoen in de ontmoeting met anderen en met, 

inderdaad, kunst. Dat zijn ervaringen van irritatie, afschuw, van liefde en 

schoonheid. Kunst kan verheffen en beroeren, maar kan ook pijnlijk 

schuren en prikken – precies zoals ook de interactie met anderen dat kan 

doen. Kunst biedt handvatten om ons zelf op een andere manier te 

bekijken. 

Niet de kunsthistorische vraag (wat wil de kunstenaar zeggen, in welke 

tijd en waarom) maar de reflecterende respons zet onze binnenwereld 

in beweging: wat doet dit kunstwerk mij, welke betekenis ligt hierin 

besloten? Wat vertelt dit schilderij, deze foto, dat muziekstuk of dit 

gedicht mij over mijn persoonlijk verlangen, mijn vragen en twijfels? 

Waaraan herinnert mij dit? Welke levensopvatting toont zich hier? Waar 

komt mijn reactie van angst, afkeer of irritatie vandaan? Wat raakt mijn 

diepste gevoelens van schoonheid en harmonie? Welke levensthema’s 

roept dit werk op en wat zegt dit mij over wie ik ben en wil zijn? Welke 

gedachten en gevoelens komen in beeld en wat doet dit met de relatie tot 

mijzelf én de relatie tot de ander? Zie, hoor, voel, ervaar ik hier iets wat 

voor mij het goede leven kan inhouden?

Kunst doet van alles op alle niveaus – als wij de muzen toelaten. Kunst 

daagt ons uit en zet ons aan tot groei en ontplooiing, tot zoeken en 

doorleven, tot het vormgeven van een bewuste levenshouding. Kunst 

nodigt ons uit onze eigen levensfilosofie te vinden en moedigt ons aan 

daarmee te durven leven. Laten we ons verstand en ons hart daarvoor 

openen – en ontdekken welke zin in kunst wordt bewaard.

“Niet alleen geneeskunde en scheikunde of schilderkunst en zangkunst 

behoren tot de ‘artes’, ook het leven zelf is een kunst. In feite is het de 

belangrijkste en tegelijk moeilijkste en ingewikkeldste kunst die de mens 

kan beoefenen. Het is niet gericht op deze of gene gespecialiseerde 

prestatie, maar op de vervolmaking van ons leven, de optimale on-

twikkeling van onze persoonlijkheid tot wat we in aanleg kunnen zijn. 

In de kunst van het leven is de mens zowel de kunstenaar als het object 

van zijn kunst. Hij is beeldhouwer en marmer, geneesheer en patiënt 

tegelijk.” 

Erich Fromm
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Over haar werk

OverBruggen | 2010 – 2015 De foto toont een 

fragment van één van de veertien bruggen met 

teksten van Margriet van Bebber in de Delftse 

Harnaschpolder. De bruggen maken deel uit van het 

kunstproject OverBruggen in samenwerking met 

beeldend kunstenaar Mariska van den Enden.

‘Mijn vertrekpunt was een regel uit een interview met 

theatermaker, regisseur en schrijver Theu Boermans: 

“waar je stappen zet, wordt het grond”. Ook liet ik me 

inspireren door de thema’s van de kunstopdracht, de 

geschiedenis van het gebied, bodemvondsten, 

historische vegetatie en interviews met bewoners aan 

het water van De Look.’ 

Over schrijven

Als dichter, schrijver en docent creatief schrijven, ligt 

haar hart bij schrijven in cultuur- en natuurgebieden 

overal in de wereld. ‘Natuurlijk kun je thuis schrijven 

en reizen in je hoofd: met een laptop en Internet kom 

je overal. Maar de meerwaarde van schrijven op 

locatie is voor mij dat alle zintuigen geactiveerd 

worden en dat ik toeval kan toelaten. Bovendien is 

de locatie een springplank naar mijn geheugen.’ 

Margriet van Bebber
OverBruggen | 2010-2015   foto: Anne Reitsma

www.hetschrijfbedrijf.com 

Margriet verblijft dit jaar op uitnodiging een maand in 

een writer’s residence bij een UNESCO biosfeer-

reservaat in Finland. 

Margriet van Bebber is dichter-schrijver, schrijfdocent 

en opleider van schrijfdocenten. Haar gedichten vind je 

in bundels (o.a. Levenslef, een uitgave van La Scuola), 

tijdschriften, poëziekalenders, in gebouwen en in de 

openbare ruimte. Ze werkt graag samen met beeldend 

kunstenaars en architecten. 

Margriet is directeur en hoofddocent van Dactylus | 

academie voor schrijfdocenten; mentor bij La Scuola | 

academie voor levenskunst; en gastdocent en coach bij 

de Schrijversvakschool in Paramaribo. 

Ze was zeven jaar gastdocent aan de TU Delft, faculteit 

Bouwkunde en tot vorig jaar manager en schrijfdocent 

bij De VAK, centrum voor de kunsten in Delft. 

Margriet geeft diverse cursussen en -workshops van 

creatief schrijven, proza en poëzie tot (auto)biografisch 

schrijven. En voor schrijvers die ook graag op locatie 

werken, organiseert ze schrijfwandelingen en 

schrijfreizen in binnen- en buitenland. 
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Over hun werk

SCHRIJF EEN BRIEF AAN DE STERREN Het werk maakt 

deel uit van het project STILLEWE waarvoor Varenka 

Paschke (Zuid Afrika, 1976) en Stef Bos (Nederland, 

1961) samenwerkten in Mexico tijdens de ‘Feesten 

van de Dood’. Het is het feest rond Allerheiligen 

waarbij gedurende drie dagen wordt gevierd dat de 

doden ooit bestonden en waarbij de verbeelding geen 

grenzen lijkt te kennen.

Varenka Paschke studeerde af aan de Kunstacademie 

in Kaapstad en woonde en werkte als beeldend 

kunstenaar vervolgens in Londen, Barcelona en 

MexicoCity.

Stef Bos studeerde aan de theaterschool in Antwerpen 

en is tekstschrijver, zanger en muzikant.

Varenka Paschke (beeld) Stef Bos (taal)
Schrijf een brief aan de sterren   
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Over het werk

URBAN ILLUSION II, 90 x 90 cm, digitale fotocollage 

Vanuit een grote liefde voor fotografie en grafische 

technieken maakt Paola de Bruijn samengestelde 

werken die je in hun gelaagde werkelijkheid 

meenemen naar een plek naast het alledaagse: een 

ogenschijnlijk natuurlijke weergave. Het associatief 

combineren van beelden uit de dagelijkse omgeving 

benadrukt het spel van beeld en betekenis, waarbij 

een nieuwe werkelijkheid ontstaat die voornamelijk 

over de kwetsbaarheid van het leven gaat. Het gevolg 

is een natuurlijk groeiend kunstwerk dat de 

beschouwer wil prikkelen en aanzetten tot 

overpeinzing.

Over het zoeken

Op zoek naar beeldende oplossingen voor zelf 

opgeworpen vragen kan men stellen dat Paola op 

zoek is naar haar plek in de wereld en wat zij daar 

als kunstenaar aan toe kan voegen. Door observeren, 

arrangeren en decoreren verkent Paola vorm, die 

zichtbaar is, en ervaring, het onzichtbare, vanuit 

verschillende perspectieven. De relativiteit van 

schoonheid, waar dromen, verlangen en aandacht 

Paola de Bruijn
Urban Illusion, 90 x 90 cm, digitale fotocollage 

www.paoladebruijn.nl

de leidraad vormen, is een van haar thema’s. Voor 

Paola de Bruijn gaat het cyclisch proces van maken 

van kunst van binnen naar buiten, veruiterlijkt dat het 

innerlijk, gaat van vorm en inhoud naar betekenis, 

zoals het licht breekt in een caleidoscoop en zich op 

een nieuwe wijze openbaart. De werken zijn modern, 

lieflijk, poëtisch, stil, melancholiek en soms uitbundig. 

Altijd is er de zoektocht naar evenwicht tussen 

techniek en expressie en tussen eigenheid en traditie.

Paola de Bruijn is afgestudeerd in Kunst en 

Kunsteducatie aan ArtEZ hogeschool voor de kunsten.

Naast het maken van kunst is zij verbonden aan de 

opleiding Sociaal Pedagogische Hulpverlening van de 

Hogeschool van Arnhem en Nijmegen. 

Als kunstvakdocent MEdA legt zij het accent op het 

maken van kunst als primaire behoefte van de mens 

zich uit te drukken om in contact te komen met de 

ander en de behoefte om het ongrijpbare betekenis 

te geven.

Paola de Bruijn heeft haar atelier in Deventer
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Over haar werk

Het werk van gaat over het samengaan van 

contrasterende gedachtegangen, verschillende 

standpunten vanuit twee of meerdere richtingen

uitkomend op een plaats, of zeer verschillende 

emoties vanuit een plaats en/of persoon. 

Deze uiteenlopende conversaties hebben hun vorm 

gevonden in een persoonlijk metafoor. 

Het is belangrijk dat de werken door de toeschouwer 

zelf geïnterpreteerd kunnen worden in plaats van dat 

deze ingevuld zijn en niets meer overlaten aan de 

persoonlijke ervaring van de toeschouwer.

Ilze Buziau is in 1999 afgestudeerd aan de Koninklijke 

Academie van Beeldende Kunsten richting Grafische 

Typografische vormgeving.

Ze werkte enige tijd als grafisch vormgever. Daarnaast 

ontstond er een ontwikkeling in de 3d-objecten, 

schilderijen en tekeningen. 

Sinds 2010 vooral beeldende kunsten.

Ilze Buziau
 

www.buziau.com
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Over zijn werk

ADENA, ca. 10 x 14 cm, zwarte ballpoint pen, 

pagina 51, rode schetsboek (2014)

De tekening is een schets voor een nieuw te maken 

fotowerk. (Ik maak altijd tekeningen voordat ik 

fotografeer.) Aan de muur van mijn kleine kantoor in 

Seoul hangt een geplexificeerde sneeuwtekening die 

ik maakte in Tokio. In de weerspiegeling van het 

perspex wordt het interieur van de kamer zichtbaar 

met in het midden onder de typisch Koreaanse witte 

vierkante plafonnière de ik-persoon.

Over tekenen 

‘Al héél lang weet ik dat de langste liefdesrelatie van 

mijn leven die zal zijn met het tekenen. 

Ik houd van tekenen en de tekeningen houden denk ik 

ook wel van mij want ze stellen me nooit teleur. Ik zet 

het potlood op het papier en wacht af waar de lijnen 

naartoe gaan. Ik reis mee en leer van datgene dat 

zichtbaar wordt.

Ik teken om te herinneren, ik teken om niet alleen te 

zijn en ik teken om de vreugde mee te maken van het 

ontstaan van een nieuw en eeuwig jong beeld.’

Willem van den Hoed
Adena, ca. 10 x14 cm, zwarte ballpoint pen, pagina 51, rode schetsboek (2014)

 

www.willemvandenhoed.com

Willem van den Hoed zit veilig achter glas. 

Zo verdedigt hij zich tegen de koele buitenwereld van 

wulpse vliegtuigvleugels - smachtend, maar safe. 

Zo ook beschouwt hij beton- en mensenmassa’s. 

Zijn papier wordt zijn venster - en zijn bescherming 

tegen verleiding, dreiging en overweldiging van de 

buitenwereld.

Achter die vensters kan hij de wereld naar zijn hand 

zetten - en dus zijn de werken van Willem van den 

Hoed nooit wat ze op het eerste gezicht lijken. 

Hij vervormt en combineert tijd en plaats van zijn 

uitzichten op de wereld naar eigen believen. 

Dat levert beelden op die gehelen lijken, maar 

combinaties van fragmenten blijken.

Willem van den Hoed woont en werkt in Seoul, 

Zuid-Korea
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Over haar werk

COLLIER: HEARTLEAF. Een mooie combinatie; rose 

goud met koraal. Door onze tradities van onze 

voorouders blijft koraal altijd verbonden met ons  

verleden. In dit collier is de balans tussen koraal en 

goud evenwichtig; grove glanzende schakels met een 

duidelijke lijnenspel, met als contrast de kleur en de  

ronde vormen. Beide elementen zijn eenvoudig doch 

royaal in lijnenspel dat in combinatie elkaar versterkt.

‘De combinatie van een prachtig ambacht en 

creativiteit, brengt mij elke dag de uitdaging om 

mooie juweelstukjes te maken. Met een trefzekere 

vormtaal probeer ik een gevoelige stoerheid tot 

uitdrukking te laten komen in materialen zoals goud 

zilver en edelstenen. Sieraden van mijn hand zijn de 

juwelen met mijn handschrift. Herinneringen zijn de 

drager van de vormen die bepalend zijn voor de 

uitdrukking van het juweel.’

‘De werkbank is mijn thuis, net als de materialen die 

al in mijn jeugd een indruk maakten op de schoonheid 

van vormgeving en kunst.’ 

Froukje Idsardi
Collier: Heartleaf

www.idsardi.nl

Froukje Idsardi is edelsmid. Na haar opleiding aan de 

Vakschool Schoonhoven zocht Froukje in het 

buitenland (België, Denemarken, Duitsland) artistieke 

en inhoudelijke verdieping. Sinds 1991 heeft ze haar 

eigen werkplaatsgalerie in het historische centrum van 

Delft.
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Over zijn werk

ZITTENDE MANNETJES IN EEN BEDJE – 7 oktober 1948, 

Gemengde technieken, 190 x 148 cm, 2011

‘Dum Vivimus Vivamus’, zo heet de serie 

olieverfschilderijen die Jeroen Krabbé maakte naar 

aanleiding van zijn kindertekeningen. 

Oftewel: ‘Laat ons leven zolang we leven’. Dit was de 

spreuk die Jeroen Krabbé van zijn ouders meekreeg 

en die onder zijn geboorteaankondiging staat. 

Het (van oorsprong Epicurische) motto mag gezien 

worden als een aansporing om iets van het leven te 

maken en er tegelijkertijd van te genieten. De tentoon-

stelling destijds in Museum de Fundatie in Zwolle 

telde in totaal veertien doeken van 190 x 148 cm. 

Voor deze serie schilderijen greep Krabbé deels terug 

op de experimentele technieken die hij van zijn vader 

leerde, maar die hij sinds zijn kinderjaren eigenlijk 

nooit meer had toegepast. 

In sommige gevallen werkte de techniek echter niet in 

olieverf en moest hij het effect ervan op een andere 

manier zien te bereiken. Zo werd de volleerde 

schilder, die zijn opleiding kreeg aan de Rijksacademie 

van Beeldende Kunsten in Amsterdam, geprikkeld om 

opnieuw het experiment aan te gaan. Heel belangrijk 

Jeroen Krabbé
Zittende mannetjes in een bedje – 7 oktober 1948, Gemengde technieken, 190 x 148 cm, 2011

 

in dit proces van terugkijken en herontdekken was de 

emotie die Krabbé tijdens het werken overviel, het in 

essentie beklemmende gevoel van alleen te zijn en de 

sensatie dat door de kracht van de verbeelding dat 

isolement kan worden doorbroken. 

De kindertekeningen, foto’s en niet te vergeten de 

vele herinneringen in zijn hoofd mondden zodoende 

uit in wat zich misschien nog het beste laat 

omschrijven als een geschilderde autobiografie van 

zijn jeugd, zij het wel met een poëtische ondertoon: 

”Een kind maakt iets mee en doet daar al tekenend 

iets mee. Ik wilde een flashback maken met elementen 

uit de werkelijkheid en de fantasie, realiteit en 

verbeelding gecombineerd.” 

Jeroen Krabbé (1944) is opgeleid aan de Rietveld 

Academie en Rijksacademie in Amsterdam. Hij heeft 

een omvangrijk oeuvre opgebouwd met voornamelijk 

landschappen die voor een belangrijk deel ontstaan 

zijn bij zijn vele buitenlandse reizen naar onder meer 

Marokko, de Verenigde Staten, Rusland, Maleisië, 

Indonesië en Frankrijk. In Nederland vormen de 

Overijsselse velden en bossen rond Dalfsen veelvuldig 

zijn onderwerp. 

Jeroen is ook actief als acteur en regisseur. 
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Over het werk

WERKHUIS JULIA (2014). De foto betreft de maquette 

van het door mij ontworpen (1998) en nu bewoonde 

werkhuis. De maquette (schaal 1:50) is een hulp-

middel bij het visualiseren en tastbaar maken van de 

ruimtelijkheid van een ontwerp. Maquette: Mixed 

Design – Naaldwijk | fotografie: Jaap Oldenkamp - 

Delft

Julia, omdat alle mooie dingen een naam hebben.

Over architectuur 

‘Architectuur is de moeder der kunsten, alle facetten 

van de kunsten kunnen immers door de architectuur 

gedragen worden’. Een verleidelijke gedachte uit het 

gedachtengoed van Michelangelo. 

‘Bij het gekozen beeld zou men kunnen beginnen met 

de vraag: Wat is architectuur?

Met het stellen van de vraag breek je het vakgebied 

open en kun je het zijn zinvolle en rechtmatige plaats 

in het maatschappelijk spel toekennen. En de wereld 

van de architectuur is natuurlijk veel ruimer dan die 

van architecten, critici, historici. Lijkt het juist daarom 

Alcuin Olthof
Werkhuis Julia (2014)

 

www.architectuurnomaden.nl

niet zinvol om architectuur open te stellen voor alle 

betrokkenen, bewoners, bouwers, financiers, 

bestuurders, sociale werkers?’

‘De vaardigheid van de architect is zijn vermogen om 

de ruimte die hij vastlegt in zijn tekening te 

verbeelden. In zijn handmatige schets is de bezieling 

voelbaar.

In mijn verbeelding kan ik bewegen door de ruimte en 

ontstaat de ruimtelijke ervaring, die ik kan delen. Om 

de betrokkenen mee te kunnen nemen in die ervaring 

wordt steeds meer de computer als hulpmiddel 

gebruikt.’

Alcuin Olthof leeft zijn eigen thema’s vrijheid en 

ruimte. Door te observeren wil hij de wereld echt zien, 

zich laten raken door schoonheid, zich verwonderen 

en zijn ervaring delen. In het samenbrengen van idee 

en materialisatie ligt zijn vakmanschap. Het realiseren 

van zijn ontwerpen is de ultieme toets van zijn 

verbeeldend vermogen. 

Alcuin is architect en coach wizard en woont en werkt 

in Zoetermeer, Nederland
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Over zijn werk

RAAMVERHALEN Een raam brengt lucht, licht en een 

ruimere blik op de wereld. Dit raam niet. Het is 

gesloten voor iedereen die binnen zit. Voor de 

buitenwereld blijft de suggestie van een inkijkje, maar 

erg gastvrij is het niet: stevige tralies, getekend op 

een massieve muur!

Wat is de bedoeling geweest van de eigenaar? Als het 

raam dan toch moest verdwijnen, waarom zijn de 

contouren dan behouden en waarom is er moeite 

gedaan om een venster te schilderen?

De foto is gemaakt bij een vervallen boerderij in het 

Italiaanse Toscane.

Gerard Oonk is media-architect. Hij helpt bedrijven bij 

visieontwikkeling, communicatie en innovatie. 

Gerard schrijft daarnaast teksten voor documentaires, 

hij interviewt en is verzot op zijn fotocamera.

Gerard Oonk
Raamverhalen 

www.gofoto.nl

Een fotograaf vangt het verleden. Hij bewaart het nu 

voor later. Dat vereist zorgvuldige omgang met het 

heden: goed kijken, je bewust zijn van het moment. 

Iedere klik van de spiegel is een blik terug in de tijd.

‘Ik wil de schoonheid van onze wereld laten zien. 

Niet alles is even mooi, maar fotografie manipuleert 

de werkelijkheid. Je kunt omstandigheden naar je 

hand zetten en dat doe ik graag. Mijn kader en 

objectief bepalen hoe anderen de wereld te zien 

krijgen. Ik hoop dat de registraties vragen oproepen 

en verhalen vertellen.’
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Over zijn werk

‘Omdat wij mensen juist onderdeel van het universum 

zijn begrijpen we eigenlijk helemaal niets van dat 

universum. Echter, we denken het te begrijpen en ook 

de controle op ons leven te hebben. Ooit dachten we 

dat de aarde plat was. Welk mensenleven is eigenlijk 

geheel volgens eigen plan verlopen?

Door het loslaten van de schijnbare controle die we op 

ons leven denken te hebben ervaren we meer 

ontspanning en vrijheid. Het is mijn uitdaging niet te 

creëren vanuit mijn ikje, maar het te laten stromen. 

Mijn schilderijen zijn gestolde momenten van ‘zijn’. 

In een onbewaakt moment bracht ik op dit doek na 

vele lagen de laatste laag aan. Ineens was het daar. 

Later kon ik het een titel geven. Voor mij was dit 

SURINAME, waar ik eerder op vakantie was geweest.’

Vanaf de kleuterschool was tekenen en sport voor 

Jan van Oort zijn voornaamste tijdsbesteding. 

‘Tijdens mijn studie aan de universiteit te Delft, 

faculteit architectonisch ontwerpen, leerde ik diverse 

tekentechnieken bij. Op latere leeftijd werd het 

Jan van Oort
Suriname, acryl op canvas

www.kunstoort.nl 

schilderen een steeds belangrijker onderdeel in mijn 

leven. Dat resulteerde tot een grote collectie abstracte 

schilderijen welke door het hele land werden/worden 

geëxposeerd. Muziek is een rode draad door mijn 

leven. Ik speel al ruim 30 jaar saxofoon.’
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Over haar werk

HET GAAT WEER GROEIEN, 2014, 100 X 100, acryl op 

linnen.

Over haar manier van werken

‘De natuur is mijn belangrijkste inspiratiebron. 

Ik wandel graag, want door te lopen, door langzaam 

te gaan, zie je meer. Bovendien doet de gestage, 

meditatieve beweging van het lopen me goed. Ik 

probeer het ritme en de structuur van het landschap 

te achterhalen, te begrijpen. De ‘grammatica van de 

natuur’ noem ik dat. Het doel is daarbij niet zo 

belangrijk, want dat kan bij mij nog al eens 

veranderen omdat ik graag letterlijk en figuurlijk 

allerlei zijpaden insla. Het gaat me dan ook meer om 

het onderweg zijn, om het ervaren, en vooral om het 

genieten!

Ik ben telkens weer opnieuw geboeid door de 

schoonheid van het verval, door de eeuwige kringloop 

van de seizoenen, door het cyclische van leven en 

dood.

Hanny Reneman
Het gaat weer groeien, 2014, 100 X 100, acryl op linnen

www.hannyreneman.nl

Schilderen is voor mij een proces van iets 

overschilderen, er dingen aan toevoegen en weer 

weghalen, het is een organisch veranderingsproces. 

In mijn schilderijen moet je kunnen ronddwalen, het 

moet niet op het eerste gezicht allemaal duidelijk zijn. 

Ik balanceer voortdurend tussen schijnbaar 

tegengestelde elementen als abstract en figuratief, 

transparant en dicht-geschilderd, introvert en 

extravert.”

Op de een of andere manier zijn het altijd 

zelfportretten, want ze vertellen het verhaal van mijn 

ervaringen en indrukken… En dan mix ik dit allemaal 

door elkaar tot ik weet dat het goed is…’

Hanny Reneman studeerde kunstgeschiedenis aan de 

RU Leiden en vervolgens schilderen en grafiek aan de 

Vrije Academie Den Haag. Sinds 1980 is zij werkzaam 

als beeldend kunstenaar.
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Over het werk 

DE KUPRO’S

KUPRO VERDE KORO (197 x 50 cm), KUPRO 

MOLONGENO (170 x 40 cm) en KUPRO SENSPERTA 

(131 x 50 cm), glaswerk, koper, messing en beton 

(2014). 

De drie Kupro’s zijn onderdeel van het 

DreamflowerProject, een serie bloemvormen 

samengesteld uit gevonden glaswerk. De bloemen 

in het dreamflowerproject hebben niet alleen heel 

uiteenlopende vormen, ze verschillende ook qua 

‘onderkant’. Zo onderscheiden de Kupro’s zich van 

andere Dreamflowers door hun koperen steel. 

Over collagetechniek

‘Sommige materialen zijn mooi van zichzelf, andere 

tonen hun schoonheid pas (of bij uitstek) als je ze uit 

hun context haalt. Ik hou enorm van glas. Vanwege de 

transparantie, glans, diversiteit in kleur. 

De kwetsbaarheid misschien ook. En vanwege de vaak 

ronde vormen. Door glazen vazen, schalen en 

kandelaars in elkaar te schuiven, creëer ik 

3D-collages, oogstrelende bloemvormen, objecten 

die het glas een nieuw verhaal laten vertellen.’

Monica Schumacher
De Kupro’s, koper, messing en beton (2014). 

www.monicaschumacher.nl

Monica Schumacher is een geboren kunstenaar. Maar 

(ook) zij moest eerst door de hete brei van het leven 

heen om uitdrukking te kunnen geven aan haar idee 

van schoonheid. Vrijheid van geest, een plek om de 

rommel de rommel te laten, en docenten die 

bevestigen dat je goed bent. Dat had Monica nodig. 

Het ontketende haar verbeelding – niet voor niets 

ontstond het idee voor het DreamflowerProject tijdens 

het stapelen van de afwas. En het inspireert haar tot 

unieke concepten, waaronder het veelgeprezen 

Toetsenbordenproject. Als geboren en getogen 

Rotterdammer voelt Monica zich inmiddels een vis in 

de Maas in haar atelier aan de Zaan (in Studio KADZ | 

oude Honigfabriek | Koog aan de Zaan). 
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Over haar werk

‘De basis van mijn werk wordt gevormd door foto’s 

die ik maak. Met digitale techniek maak ik op collage-

achtige wijze een nieuwe compositie. Scherpte/diepte 

en een getekend lijnenspel zorgen voor gelaagdheid 

in het werk. De kleuren zijn heel belangrijk; deze wil 

ik dicht bij de natuur houden, maar in de kleurvlakken 

treedt ook een abstrahering op die de grenzen raakt 

tussen fotografie en schilderkunst.

Buiten zijn, seizoenen voelen. Ik ben, als het even kan, 

dagelijks in de natuur te vinden. Kan mijn hoofd dan 

leegmaken door te genieten van de schoonheid in de 

natuur. Dan pakken de vergankelijke tere vormen me, 

gaan kleuren me inspireren.

Het gevoel dat me buiten heeft gepakt vertaal ik 

binnen tot grafische vormen: lijnenspel, kleurvlakken, 

gelaagdheid. Ik stel mijn kleurpalet af op het werk en 

breng vormen aan die het werk bijna vloeiend maken. 

Daarbij creëer ik mijn eigen weergave van de 

schoonheid van de natuur, en roep een gevoel op dat 

ik buiten in een andere vorm heb ondergaan.’

Diana Vermetten
Oranje Klaprozen, print op canvas, 80 x 160 cm

www.bb-go.nl

Diana Vermetten studeerde af aan de Koninklijke 

Academie van Beeldende Kunsten richting Grafische 

en Typografische vormgeving.

Ze werkt als grafisch ontwerper en beeldend 

kunstenaar. 
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Wie is La Scuola?
La Scuola biedt een veilige omgeving waarin je vrijmoedig kunt spreken 

en bewegen. Wat elders moeilijk is, gaat bij La Scuola gemakkelijker. 

La Scuola wil een vrijplaats zijn voor levensvragen en zingeving.

La Scuola begeleidt de zoektocht naar ‘het goede leven’. Wie ben ik? 

Wat drijft mij? Wat vind ik waardevol? Waar ben ik toe in staat? Hoe leef ik 

samen? Wat betekent sterfelijkheid voor mijn leven?

La Scuola werkt ‘met de beide benen op de grond’. Het is de bedoeling 

dat de deelnemers in de dagelijkse levenspraktijk zelf een stap verder 

komen. Levenskunst is praktisch nuchter bezinnen, het is een filosofie 

voor alledag. La Scuola stimuleert het denken (bezinning), zoekt de 

passie (bezieling) en zet aan tot handelen (beweging). 

La Scuola is een plek voor ontmoetingen. Samen werken aan levensvragen 

en zingeving is inspirerend. Leven doe je samen, leren doe je samen. 

We worden wijzer van elkaars verhalen. Een levenshouding ontwikkelen is 

een bewust proces waar anderen voor nodig zijn. Ervaren mentoren 

begeleiden je op een socratische wijze: onderzoekend, vragend en 

aansluitend op jouw ervaring. 

‘Waar La Scuola is, is de stoel en waar de stoel is, is La Scuola.

’ In beeldmateriaal en in de ontmoeting kom je de stoel tegen: symbool 

voor de rust en vrije ruimte die La Scuola wil bieden. 

La Scuola is een Italiaans woord dat je uitspreekt als ‘la skwola’. Daarin 

weerklinkt de ruimte, schoonheid en levensenergie die de oprichters o.a. 

in Italië, waar de academie werd geboren, ervaren.

De centrale vraag van levenskunst ‘Wie ben ik, wat is voor mij het goede 

leven, hoe wil ik samenleven?’ is het uitgangspunt voor een breed scala 

aan workshops, socratische gesprekken en bijzondere vakanties, met 

kunst en cultuur als inspiratiebron. 

La Scuola biedt naast deze activiteiten ook diensten aan (w.o. begeleiding 

van individuele gesprekken en trouwceremonies) en producten. Vragen 

uit het bedrijfsleven ontwikkelt zij op maat.
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