


De 
donkere kant 
van de 
schoonheid
NOCTURNE

Dindi van der Hoek 
(1976) (kunstenaars-
naam dindi.) is met 
haar geënsceneerde
onderwaterfoto-
grafie op zoek naar 
tweedeling en balans 
van de innerlijke te-
genstrijdigheid in de 
vrouwelijke psyche. 
Waterspiegelingen en 
reflecties zijn een
belangrijke basis 
geworden in de 
zoektocht naar haar 
eigen beeldtaal. “Er 
is altijd een keerzijde 
in het beeld. Dat wat 
eerst sprookjesachtig, 
esthetisch lijkt, krijgt 
een gedaante
waarin frustratie en 
destructie de over-
hand krijgen.”

Henrique van  
Putten (1977) 
haar werk is zeer 
kenmerkend door 
het verhalende en 
associatieve karakter 
en de opbouw uit 
figuratieve kleurrijke 
beeldelementen.
Dierfiguren staan 
hierin centraal. Haar 
inspiratie haalt ze uit 
haar poging zich tot 
God te verhouden. 
Hierbij staat het 
menselijk tekort, ‘La 
condition humaine’, 
centraal: de mens als 
een beperkt wezen 
die voornamelijk 
gedefinieerd wordt 
door zijn of haar
tekorten.

Marie Louise 
Elshout (1967) 
gebruikt het Sublieme 
als concept en 
schildert voornamelijk 
landschappen die 
gebaseerd zijn op de 
19e Eeuwse fotogra-
fie en schilderkunst, 
de landschappen 
fungeren als decor 
voor taferelen die 
vaak vervreemding 
oproepen.Een fasci-
natie voor sektarische 
gemeenschappen 
resulteert in werken 
waarin de voorname-
lijk wrede kant van 
de menselijke natuur 
wordt verbeeld en 
taboes en bijgeloof 
centraal staan. De 
duistere doeken 
werken sterk op de 
zintuigen, zijn onheil-
spellend maar tonen 
bij nader onderzoek 
altijd hun licht.

Birgitta Sundström 
Jansdotter (1966) 
schildert monumen-
taal, brutaal en met 
een knipoog naar 
de‘gangbare’ regels 
binnen de schilder-
kunst. Haar werken 
zijn een samensmel-
ting tussen materiaal 
en onderwerp waarbij 
de figuren tegelij-
kertijd contrasteren 
met, en opgaan in de 
achtergrond. Zij
exposeerde in 
galeries en deed 
mee aan kunstbeur-
zen in Zuid-Korea, 
Hong-Kong, Zweden, 
Italië,België, Spanje, 
Duitsland en Neder-
land. In 2007 ontving 
zij de Jacob Hartog 
prijs in Den Haag. www.nocturneartistcollective.com

NOCTURNE is een kunstenaarscollectief bestaande uit dindi. (fotografie), Henrique 
van Putten (sculpturen), Marie Louise Elshout (schilderen) en de Zweedse Birgitta 
Sundström Jansdotter (schilderen). Het collectief is in 2012 ontstaan vanuit een 
gedeelde fascinatie voor vervreemding en de meerduidige aspecten van het bestaan. 
Het associatieve werk van de vier vrouwelijke kunstenaars raakt sterk het vlak 
van de esthetiek maar is ook ambivalent; dat wat je ziet is niet altijd wat het lijkt. 
NOCTURNE verbeeldt een schemergebied waar ruimte is voor dwalingen,  
een andere werkelijkheid die niet altijd door het licht wordt geduld.
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Museum Gouda en hedendaagse kunst 
Museum Gouda is een stadsmuseum dat regelmatig 
aandacht schenkt aan hedendaagse kunst.

De donkere kant van de schoonheid 
Zoals Armando “de schoonheid van het kwaad” 
toont, zo toont diametraal omgekeerd “de donkere 
kant van de schoonheid”. Schoonheid is niet alleen 
mooi en zuiver, schoonheid kan ook pijn doen, ter-
gen, wringen. In het werk van NOCTURNE komen 
veel vrouwen en veel dieren voor. Ze zijn knap, maar 
blijken bij nadere beschouwing geketend, in een 
kooi, mismaakt, onder water, eenzaam, geen adem, 
te zijn. Verdreven uit het paradijs, met een zoete 
herinnering aan vroeger. Sprookjesachtig, maar toch 
net niet. NOCTURNE schept een geheel eigen 
universum, dat misschien wel heel goed aansluit bij 
enkele wrede, Bijbelse taferelen in de Gasthuiskapel, 
bij een van onze topstukken: Het dode kindje, bij de 
martelwerktuigen in de kelder, het goudleren behang.

Toonzalen 
De vier kunstenaars van NOCTURNE krijgen elk 
een eigen toonzaal ter beschikking. Hier presenteren 
Henrique, Marie Louise, Birgitta en Dindi hun eigen 
werk, autonoom, recent. Verbindend thema is:” 
De donkere kant van de schoonheid”. De kunste-
naars kunnen in hun “eigen” zaal een ander lid van 
NOCTURNE uitnodigen om met werk te comple-
menteren. De kunstenaars kunnen ook putten uit de 
collectie in de Schatkamer (behalve pronkstukken) 
om eigen werk aan te vullen, of te reageren op. 
Ook reservelijsten op zolder staan ter beschikking. 
Elke toonzaal zal een eigen identiteit hebben, maar 
het geheel is organisch verbonden met de sfeer in 
Museum Gouda.

Ruim 
In het Ruim van Museum Gouda, de voormalige 
opvangruimte voor daklozen en zwervers, hangen 

nu schuttersstukken, groepsportretten van schutters 
uit de 17e eeuw. Tachtig mannen die toen de toon 
aangaven in de stad; geen vrouw te bekennen. Hoe 
reageert NOCTURNE op dit vertoon van mannelijk-
heid, macht, praal? NOCTURNE intervenieert hier 
als collectief. Worden de schutters geprovoceerd, 
uitgelachen, genegeerd door NOCTURNE? Worden 
er groepsportretten van vrouwen ingebracht? Tachtig 
vrouwen? Museum Gouda daagt NOCTURNE uit om 
een eigen artistiek statement in het Ruim te maken.

Gasthuiskapel 
In de Kapel van Museum Gouda hangen en staan 
de 16e eeuwse altaarstukken die de Beeldenstorm 
hebben overleefd. Welbeschouwd is Maria de 
hoofdpersoon in deze ruimte; afwisselend afge-
beeld als maagd (belaagd door engel Gabriel), 
als verloofde van Jozef, als moeder van het kindje 
Jezus, als vluchteling op weg naar Egypte, stervend, 
als heilige omringd door vrouwelijke! heiligen. Hoe 
reageert NOCTURNE op deze beelden van Maria? 
Of gaat NOCTURNE juist aan de haal met Jozef? 
Of focust NOCTURNE op de talloze dieren die een 
bijrol hebben in alle religieuze taferelen? Aangezien 
de Gasthuiskapel permanent vol staat en hangt met 
grote schilderijen, is er amper wandruimte beschik-
baar voor NOCTURNE. Alleen de witte voorzetwand 
van “te gast in de Gasthuiskapel” is beschikbaar.De 
uitdaging is dus hier niet alleen artistiek, maar ook 
ruimtelijk en technisch. Gaat NOCTURNE over op 
3D? Gaat NOCTURNE ander materiaal gebruiken 
als pur of steen? Komt er een rij vitrines of pilaren?

Avontuur 
Museum Gouda en NOCTURNE gaan met elkaar 
een open avontuur aan, uitmondend in een grote 
tentoonstelling, waarbij de beelden uit de 16e eeuw 
en 17e eeuw beantwoord worden met beelden uit 
de 21e eeuw. •
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Schoonheid is niet alleen 
mooi en zuiver, 
schoonheid kan ook pijn doen, 
tergen, wringen.
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Het is niet gewoon een tentoonstelling in de zalen van het museum. Het is een 
ontvangst van de kunstenaars van het collectief NOCTURNE dat de gehele begane 
grond van het ‘museum tussen hemel en aarde’ ter beschikking krijgt. De muren en de 
vloeren, met hun rijke geschiedenis; ze hebben bedelaars, zwervers, gekken, proveniers 
en zieken opgevangen. Ooit was er een paap voor het gasthuisaltaar, later werd er 
gekerkt door de gereformeerden, en nog later door de contraremonstranten. Er is brood 
gebakken, bier gebrouwen, er werden boeken verzameld. Regenten en chirurgijns 
hebben er vergaderd. En zeventig jaar geleden werd de stadscollectie kunst binnen
gebracht, de altaarstukken en de schutterstukken. In die geschiedenis, in die sfeer, 
komen nu Henrique van Putten, Birgitta Sundström Jansdotter, Marie Louise Elshout  
en Dindi van der Hoek hun kunsten vertonen. Niet gewoon in een tentoonstelling,  
maar in contact met de sfeer en de collectie van het museum. Is er een match?

Ik heb juist deze vier kunstenaars uitgenodigd omdat hun werk associatief aansluit bij 
de rijke geschiedenis van de panden tussen kerk en haven: het Catharina Gasthuis 
en de Gasthuiskapel. Het zijn vier vrouwen, en ook dat is niet helemaal toevallig. Een 
van mijn voorgangers, Josine de Bruyn Kops, had een grote voorkeur voor vrouwelijke 
kunstenaars, zowel in haar expositiebeleid als in haar aankoopbeleid. Dat was toen 
progressief. Nu hebben wij die voorkeur niet meer. Maar dit vrouwencollectief past wel 
goed in de traditie van Museum Gouda. Ik heb het collectief uitgedaagd om te reageren 
op de zeventig mannen die nu het Ruim bevolken, de schutters uit de zeventiende eeuw. 
Ze hangen onbewogen in het Ruim, stoer, formeel poserend. Lukt het NOCTURNE  
deze stijve mannen in beweging te krijgen? Dertig jaar na Josine de Bruyn Kops wordt  
de man-vrouw verhouding in Museum Gouda weer gethematiseerd.

Een van de kunstenaars van NOCTURNE is Henrique van Putten. Haar kunstenaar- 
zijn is religieus geïnspireerd. Het is het verhaal van de schepping, de zondeval, de ark 
van Noach, de onvolmaaktheid van ons bestaan op aarde dat haar bezighoudt. Dat 
past natuurlijk wonderwel in ‘het museum tussen hemel en aarde’. Als beeld gebruikt 
Henrique van Putten vaak het kwetsbare of gekwetste dier. Het vogeltje, de zwerfhond, 
de ezel. Wie goed oplet, weet dat er in de vaste collectie van Museum Gouda heel veel 
dieren voorkomen. Vooral ook in de altaarstukken. Henrique van Putten voegt daar nog 
de nodige creaturen aan toe. Op het eerste gezicht heel aaibaar, maar bij nadere  
beschouwing toch niet zo gaaf. De ezel die Maria draagt op de vlucht naar Egypte, 
krijgt er van Henrique nogeen soortgenoot bij op de trappen van de Gasthuiskapel.

Voorwoord

foto

NOCTURNE in het Ruim

Marie Louise Elshout
HUNTER, 2010
olieverf, acryl en bladeren 
op doek
180x180 cm

Henrique van Putten
schooiers, 2014
textiel, kralen
106x75x58 cm
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Wat de kwetsbaarheid is in het werk van Henrique, is de melancholie in het werk van 
Marie Louise Elshout. Haar werk sluit aan bij een van de topstukken in Museum Gouda: 
Het dode kindje van Bartholomeus van der Helst. Dat is een melancholiek, in zekere 
zin romantisch schilderij over hoe het ook had kunnen zijn; als het kindje was blijven 
leven…
Marie Louise Elshout heeft speciaal voor deze expositie een ‘levensfries’ geschilderd. 
Van geboorte naar dood. Heel natuurlijk in de grijsblauwe zaal van het museum.
Net als bij de andere deelnemers in het collectief, komen er in het werk van Marie Louise 
geen fysieke mannen voor. Het witte paard is er wel, de prins niet. In de Gasthuiskapel 
rijgt Marie Louise de altaarstukken aan elkaar met een serie van dertien, dedicated 
kleine schilderijen. Prachtig.

Birgitta Sundström Jansdotter is met haar werk stelliger, feller. Haar schilderijen tonen 
eenzame, in zichzelf gekeerde vrouwen. Ze zijn onder elkaar, talen niet naar de man.  
Ze zijn niet alleen eenzaam, maar ook krachtig en autonoom. Soms bewapend, trigger 
happy? Van het kwartet staat het werk van Birgitta Sundström Jansdotter nog het 
meest op gespannen voet met de status quo van Museum Gouda. Haar werk provo-
ceert. Zij maakt zich op een van de schutters neer te schieten. Ze verstoort de sfeer 
van incrowd, de binnenpretjes, de regels van de esthetiek. Soms bijna cartoonesk, is 
haar werk het meest gekarteld. In de Gasthuiskapel voegt zij aan eeuwenoude, soms 
zeer wrede afbeeldingen, nog meer wreedheid toe.

En tenslotte Dindi van der Hoek, onderwaterfotograaf, artiestennaam dindi. Ze creëert 
haar eigen universum en laat zich vervolgens verrassen hoe dit universum onder water 
vervormt. Dindi speelt onder water met beeldvorming, verleiding, modebeelden, would 
be, imagebuilding. Haar vrouwen zijn ongenaakbaar, verleidelijk maar onaantastbaar.  
Zij daagt de schutters uit. Zij laat een engelachtige drone los in de kapel.
Ik moet bij haar werk denken aan de Vlaamse kunstenaar Ensor, die ook met maskers 
werkte om de menselijke maskerade duidelijk te maken.

NOCTURNE in Museum Gouda. Onze rust wordt enkele maanden lang verstoord. •

Gerard de Kleijn,
Directeur Museum Gouda

foto

NOCTURNE in het Ruim

dindi.
Chambre Noir, 2014
interactief 
kostuumobject, 
polyester, synthetisch 
haar, ski-leder, garen 
en stof;
publiek mag door de 
gluurgaten kijken

Birgitta Sundström 
Jansdotter
De Schutter, 2014
acryl op doek
150x55 cm

Elke toonzaal zal een eigen 
identiteit hebben, maar het geheel 
is organisch verbonden met 
de sfeer in Museum Gouda.
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foto links

NOCTURNE in 
het Ruim

Birgitta Sundström 
Jansdotter
De Schutter, 2014
acryl op doek
150x55 cm

Henrique van Putten
schooiers, 2014
textiel, kralen
106x75x58 cm

foto rechts

dindi.
Euredice Noir, 2014
C-print plexiglas, 
fotografie
100x150 cm

Henrique van Putten
zwalker, 2014
textiel, wol
55x75x58 cm



Mij is gevraagd een inleiding te houden bij het de tentoonstelling ‘Nocturne’, waar kunst 
is te zien van Marie Louise Elshout, Birgitta Sundström Jansdotter, Henrique van Putten 
en Dindi. Hoewel het nog vakantie is en ik bij toeval in deze periode in Nederland ben en 
ik zeer gesteld ben op mijn vrije zaterdag, de enige dag dat ik niet werk, heb ik toch ja ge-
zegd toen Marie Louise mij vroeg deze tentoonstelling te openen. De redenen zijn divers.

De eerste reden om ja te zeggen is een nogal persoonlijke. Zoals u weet heb ik jarenlang 
voor de Haagsche Courant geschreven, in die periode bezocht ik ooit Complex 7 waar 
ik een foto zag waar ik meteen voor viel. De prijs was zeer sympathiek en het paste die 
maand in mijn budget. Ik heb die foto dan ook meteen gekocht. De kunstenaar die het 
werk had gemaakt, ontmoette ik pas een paar jaar later. En zoals dat vaker gaat met kunst 
die ik koop en waar ik meteen voor val, blijkt, als ik de kunstenaar ontmoet, dat ik het met 
hem of haar goed kan vinden.
Zo ook met Marie Louise. Haar foto kreeg een mooie plek in mijn collectie, maar het 
noodlot sloeg op een dag toe, de foto viel en raakte ernstig beschadigd. Ik heb de foto 
nog wel opgehangen, omdat ik er nu eenmaal aan gehecht was. Op een kunstbeurs 
kwam in Marie Louise tegen, ik vertelde haar over de foto en de val, zij aarzelde geen mo-
ment en zei ‘’Ik kom zo snel mogelijk een nieuw exemplaar bij je thuis brengen.’’ Waarvoor 
ik haar natuurlijk zeer erkentelijk was. Dit was de eerste reden waarom ik nu hier sta. Ik 
bewonder haar werk, dat deed ik toen en dat doe ik nu nog steeds.

De tweede reden om deze expositie te openen is het werk van de kunstenaars hier en 
het feit dat het 4 vrouwen zijn. Ik zal u eerst toelichten waarom deze kunst wat mij betreft 
goed is. Daarna ga ik in op het vrouwelijke aspect. Maar voordat ik dat doe wil ik u eerst 
graag iets vertellen over het verschil tussen afbeelding en verbeelding en over de relatie 
kunde en kunst. 
Bij de beschouwing van kunst hanteer ik graag de woorden kunde en kunst. Alsmede de 
woorden  afbeelding en verbeelding. Wanneer iets kundig is gemaakt, is het niet meteen 
kunst. Wanneer een kunstwerk naar niets meer verwijst dan naar een afbeelding van iets 
dat we al kennen, kan het nog zo kundig zijn gemaakt, maar met hedendaagse kunst 
heeft het wat mij betreft dan niets te maken. Het wordt pas kunst als de verbeelding  
ook een rol speelt bij het kijken, interpreteren en waarderen van een werk.  
Ik zal een voorbeeld geven om mijn idee hierover te illustreren. Een voorbeeld van een 
kunstwerk dat u allen vast wel kent. Het is de Pièta van Michelangelo. Deze sculptuur 
bevindt zich in de St. Pieter in Rome.

Roos van Put ( kunsthis-
toricus) verzorgde in  
Augustus 2012 de  
opening van onze eerste
gezamenlijke tentoon-
stelling, haar speech 
en onze samenwerking 
heeft ons destijds  
zodanig geïnspireerd 
dat wij al tijdens de  
expositie besloten  
hebben met elkaar 
verder te gaan, de
‘geboorte’ van ons 
collectief was een feit 
en NOCTURNE werd 
onze naam.
Wij beschouwen Roos 
van Put een beetje als 
‘godmother’ van ons 
collectief en willen haar 
bijdeze danken voor 
haar support. 

foto

NOCTURNE in de 
Gasthuiskapel

Henrique van Putten
Roodborstje, 2014
textiel, kralen
115x63x10cm

dindi.
Femme sans tête, 2014
C-print plexiglas, 
fotografie
100x190 cm

Geboorte 
van Nocturne
De reden om deze expositie 
te openen is het werk van 
de kunstenaars hier en het feit dat 
het 4 vrouwen zijn.
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Ze kiezen voor schoonheid, dat doen ze bewust, ze kiezen voor een perfecte beheersing 
van de techniek, ook dat is een bewuste keuze.

Inhoudelijk zijn er eveneens overeenkomsten, de samensteller van deze tentoonstelling 
Dindi, zag in de inhoud van de kunst van haar collega’s verschillende overeenkomsten.
Alle 4 benadrukken een mooie buitenkant. Of het nu Marie Louise is die kiest voor een 
setting in de 19de eeuw, met vrouwen met een prachtig lichaam, of Dindi, die net zolang 
haar foto’s ensceneert – een proces wat per foto soms wel kan oplopen tot 80 uur –
totdat ultieme schoonheid een feit is, of Birgitta, die haar beeldschone vrouwen in een 
vervreemdende omgeving zet, of Henrique die ogenschijnlijke lieve schattige beesten in 
allerlei standen weergeeft, zij allen kiezen voor esthetiek. Maar natuurlijk geldt hier niet 
what you see is what you get. Want alleen een mooie buitenkant levert nog geen goede 
kunst op en dan komen hier mijn criteria om de hoek kijken.

Afbeelding versus verbeelding, kunde versus kunst.
Wanneer iets kundig is gemaakt, is het nog geen kunst. Alle werken hier zijn kundig 
gemaakt. Wat maakt het kunst? Het wordt kunst omdat de afbeelding de verbeelding in 
gang zet, juist omdat what you see niet is what you get.
Kijk bijvoorbeeld naar de stoere en soms boze vrouwen van Birgitta. Waarom zien  
we zowel een bokshandschoen als een zandloper met een hart erin? En wat doet die 
naakte vrouw met dat mooie lijf maar met die griezelige kop in dat bos?
Waarom lijkt een beest in het werk van Henrique in eerste instantie lief maar blijken er  
bij nader inzien en bij beter kijken, allerlei gruwelijkheden plaats te vinden?
En neem de foto’s van Dindi, beeldschoon zo op het eerste oog, maar kijk eens goed,  
is het wel zo mooi wat we zien? Of verleidt ook hier eerst de buitenkant en zien we  
dan pas die duistere binnenkant?

Toen ik de expositie gisteren voor het eerst zag, 4 keihard werkende vrouwen, in de hitte 
van de zomer, zwoegend om hun tentoonstelling voor vandaag klaar te krijgen, moest 
ik onherroepelijk denken aan enkele van hun roemruchte vrouwelijke voorgangers in 
de kunst. Elisabeth Vigée Le Brun bijvoorbeeld – uit de 18de eeuw. Een kunstenares 
die haar scherpzinnigheid verhulde achter haar charme, of aan Sabine Lepsius, een 
kunstenares die in haar zelfportretten in de 19de eeuw een introspectieve blik introdu-
ceerde en voorbij ging aan de schoonheid van een vrouw, door haar niet meer alleen af 
te beelden als een mooie dame, maar als een mooie dame met hersens. Ook kwam de 
naam Frances Benjamin Johnson in me op, een fotograaf uit de 19de eeuw die zichzelf 
bewust rokend afbeeldde, terwijl zij zittende, met één been nogal stoer over de ander ons 
een blik gunde op haar onderjurk en zwarte kousen eronder, als ware het een onderzoek 
naar de grensverkenning tussen de seksen.

Het zijn alle drie voorbeelden van vrouwen die op een geheel eigenzinnige wijze licht  
of juist sterk aangezet bezig waren grenzen te verleggen. Je zou ze feministen kunnen  
noemen, ware het niet dat ik een gruwelijke hekel heb aan dat woord. Het doet me  
denken aan het cliché van mannenhaatsters in tuinbroeken met okselhaar.
Dat was niet van toepassing op de vrouwen uit voorbije eeuwen die ik net noemde en  
is ook niet van toepassing op de generatie van wie ik nu deze tentoonstelling open.

Te zien is een wenende Maria met een dode Christus in haar armen. Michelangelo heeft 
zich vast de hersens gebroken over het gegeven van het intense verdriet van een moeder 
die haar enige kind heeft verloren. Het werk is niet alleen kundig gemaakt, maar raakt ook 
de ziel van de beschouwer omdat deze in dit werk het verdriet van de moeder bijna kan 
voelen. Dit heeft alles te maken met verbeelding. Die in gang gezet wordt door het beeld 
wat de kunstenaar ons toont.
Ik geef u ook een hedendaagse voorbeeld waarbij kunde versus kunst, afbeelding versus 
verbeelding een rol speelt bij het al dan niet waarderen van een kunstwerk.
De Britse beeldhouwer Marc Quinn schokte de kunstwereld met zijn eigen kop. Deze 
had hij namelijk nagebootst. Het materiaal dat hij koos was zijn eigen bloed. Om de kop 
te laten afgieten in bloed, had hij vijf liter bloed van zichzelf nodig. Het was een kundig 
gemaakte kop in technisch opzicht en deze werd kunst omdat de toeschouwer zich 
direct geconfronteerd voelde met zijn eigen vergankelijkheid. Met het stoffelijke, met het 
tijdelijke aardse bestaan.  De kop in bloed werd bevroren getoond, zou de vriezer  
uitgezet worden, hou je niets anders over dan een plasje bloed. Waar je niets meer  
mee kunt doen. Dode materie.

Meestal als mij niet meteen duidelijk is waar een werk over gaat, houd ik stil, dan weet ik 
dat er meer is dan ik te zien krijg. Het what you see is what you get moet zichzelf overstij-
gen. Goede kunst toont mij meer dan wat ik zie. Het sleutelwoord is gelaagdheid.
Beide voorbeelden  die ik zojuist noemde, van Michelangelo en Quinn geven tegelijker-
tijd aan dat alle kunst illusie is. Je moet als toeschouwer er in willen geloven, je moet 
die verbeelding op gang willen brengen. Om nog even bij Michelangelo te blijven, alle 
beelden die hij maakte bleven eigenlijk altijd die brokken steen, dat kon je ook goed 
zien. Hij had er alleen een mensfiguur uit gehakt en gebruikte steen of marmer. Bekend 
is dat hij ooit gezegd schijnt te hebben, dat de mensfiguur er altijd al in zat, dat hij deze 
er alleen maar uit hoefde te halen. Datzelfde proces geschiedt bij de kunst van Henri-
que van Putten. Ook zij maakt beelden, niet in marmer maar uit textiel. Wanneer zij een 
vorm op het platte vlak heeft getekend en deze vervolgens gaat vullen, ziet zij onder 
haar handen een beest ontstaan en hoort zij zichzelf zeggen: ‘’Oh, jij zat er dus in!’’

Zojuist noemde ik al enkele criteria waaraan kunst wat mij betreft moet voldoen:  ik 
noemde, afbeelding versus verbeelding, kunde versus kunst. Maar er is natuurlijk meer.
Hedendaagse kunst kenmerkt zich door een bijna barokke veelheid, assemblages, 
collages, installaties, het is er allemaal en het is er in veelvoud.
Soms denk ik wel eens dat hedendaagse kunst is te vergelijken met het high speed 
informatietijdperk waarin we ons nu bevinden, waar je bijna verdrinkt in de hoeveelheid 
die dagelijks op je af komt. Is het niet via TV dan wel via social media. En dan vraag ik 
me ook vaak af: gaat het nog ergens over? Hoe kan het ergens over gaan in minder 
dan 140 tekens? Datzelfde gevoel bekruipt me wel eens in de hedendaagse kunst. 
Gaat het nog ergens over? Regelmatig niet. Zijn het de kleren van de keizer.   
Maar vaak gaat het wél ergens over. En dat is het geval bij deze 4 dames.  
“Waarover gaat die kunst dan”, vraagt u zich misschien af. 

Kunst moet niet alleen iets doen met je verbeelding, 
het moet je kunnen raken, er moet een knopje 
aangezet worden in je hoofd, het moet verwonderen, 
het moet ontregelen, het moet je misschien boos 
maken of juist bewust maken .

Als iets kenmerkend is voor deze 4 vrouwen is het  
wel dat zij allen, ieder op geheel eigen wijze, ons  
een spiegel voor houden.
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Bovendien, feministische kunst bloeide op in de jaren zeventig en is inmiddels geïnstituti-
onaliseerd. De aloude rolverdeling van de kunstenaar die een man was en de vrouw zijn 
model of muze, is verleden tijd.

Maar toch, maar tóch wil ik hier wel een pleidooi houden voor deze 4 vrouwen, vanuit een 
feministische invalshoek, omdat zij net als andere vrouwelijke kunstenaars, zoals in Neder-
land Marlene Dumas en Rineke Dijkstra, en in het buitenland bijvoorbeeld Tracey Emin zich 
staande weten te houden in een kunstwereld die hoe dan ook, alle feministische golven ten 
spijt en met weliswaar enkele vrouwen in topfuncties, de kunstwereld wordt nog steeds 
gedomineerd door mannen, met vrouwen in lagere echelons.
Aan het einde van de jaren zestig, aan het begin van de jaren zeventig zag je een groei 
van feministische actiegroepen en kunstenaarsinitiatieven die de opvallende afwezigheid 
van vrouwelijke kunstenaars in musea en kunstcollecties aankaartten. Nog steeds worden 
de belangrijke musea geleid door voornamelijk mannen, er studeren meer vrouwen dan 
mannen aan kunstacademies, maar de mannelijke docenten zijn in de meerderheid en je 
ziet een enkele keer een vrouw aan het hoofd van een museum.
De verhouding tussen mannen en vrouwen is nog steeds ongelijk en er zijn nog steeds 
kunstenaars die zich door het thema laten inspireren, denk aan de Indiase Shilpa Gupta, de 
Afghaanse Lida Abdul en de Israelische Yael Bartana. Zij zetten niet alleen vraagtekens bij 
de machtsverhoudingen tussen mannen en vrouwen, maar ook bij de machtsrelatie tussen 
het westen en de rest van de wereld. Ofwel: thema’s worden breder getrokken.

Ook binnen ‘Nocturne’ zie je dat thema’s breder worden getrokken, die van het goed ver-
sus het kwaad, van lief tegenover gruwelijk. De exposanten hier kozen voor deze gezamen-
lijke expositie de titel ‘Nocturne’, omdat zij alle 4 een duistere kant van de mensheid willen 
laten zien. Een duistere kant, een donkere zijde, die bestaat en waar we jammer genoeg 
nog te veel mee worden geconfronteerd in het dagelijks leven.
Sla de kranten en tijdschriften er maar op na. Deze kunstenaars kiezen voor een vorm die 
je kunt benoemen met het begrip schoonheid, daarnaast kiezen zij voor een inhoud die je 
kunt benoemen met griezelig. Ofwel, de afbeelding zet de verbeelding in gang. Alle werken 
zijn kundig gemaakt en worden kunst omdat juist what you see niet is what you get. En dat 
is exact waarom ik de pas inhoud als ik langs dergelijke werken loop, juist omdat ik voel dat 
er iets wringt, dat er iets niet klopt. Wat er niet klopt en wat exact de inhoud is, mag elke 
beschouwer natuurlijk zelf bepalen.
Het is prettig en goed om deze groep vrouwelijke kunstenaars te zien die zich wars van alle 
modieuze hypes ontwikkelen, die eigenwijs hun eigen gang gaan. Die kiezen voor de trage 
techniek van het schilderen of voor die van textiel of voor die van het ensceneren binnen 
fotografie.

Ook in de tijd die ik net noemde, het high speed information tijdperk wat me soms zo onge-
looflijk tegenstaat omdat het nergens over gaat juist vanwege de snelheid, dan is het een 
verademing om de contemplatie te zien die deze kunstenaars, Marie Louise, Birgitta, Henri-
que en Dindi zichzelf opleggen in hun atelier, in de stilte van dat atelier. Waar zij vervolgens 
kunstwerken maken die weten te overtuigen op inhoud, op de relatie kunde versus kunst, 
afbeelding versus verbeelding en die de toeschouwer hoe dan ook aan het denken zetten.
Ik zou willen eindigen met een citaat, dat wat mij betreft van toepassing is hier:
‘Ware kunst hoeft niet uitgelegd te worden, of psychologisch verklaard, zij brengt haar 
scheppingen tot stand en vertrouwt op hun toverkracht, zonder de angst niet begrepen  
te worden.’ (Herman Hesse). •

Roos van Put,
Pulchri studio’s, Den Haag, Augustus 2012.
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Marie Louise Elshout
PREGNANCY, 2014
olieverf en acryl op doek
200x90 cm
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NOCTURNE in de 
Gasthuiskapel

Marie Louise Elshout
SICK, 2014
olieverf en acryl op doek
30x24 cm

Marie Louise Elshout
BURN, 2014
olieverf en acryl op doek
30x24 cm
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Met één lid van het kunstenaarscollectief NOCTURNE heb ik al sinds 2011 contact.  
Dindi van der Hoek nam namelijk deel aan de door mij samengestelde tentoonstelling  
SHE ME, vrouwbeeld door vrouwelijke kunstenaars nu in het Stedelijk Museum Zwolle.  
Ik ben haar blijven volgen en ben benieuwd naar het totaalbeeld aan werken van dit collec-
tief NOCTURNE, bestaande uit Birgitta Sundström Jansdotter, Henrique van Putten, Marie 
Louise Elshout en Dindi van der Hoek. Zij vroegen mij een wandeling door de tentoon
stelling te maken en mijn bevindingen en gedachten aan het papier toe te vertrouwen.

De zwarte kant van het leven is behoorlijk aanwezig in het Museum Gouda. De collectie 
van het Museum Gouda bevat onder andere veel religieus werk van voor de Beeldenstorm 
en uit de schuilkerkenperiode daarna. Veel Schuttersstukken ook uit een 400 jaar durend 
functioneren van Schutters in Gouda. Het museum herbergt een geschiedenis verbonden 
aan wetshandhaving met een martelkamer, een dolcel en in de Schutterszaal werden 
bijvoorbeeld zwervers opgehangen. Je kunt langs twee kanten de tentoonstelling 
“De donkere kant van de schoonheid” betreden. Via de ingang bij de St. Janskerk of via de 
ingang vanaf de Oosthaven. De St. Janskerk bleef de Beeldenstorm bespaard omdat de 
bestuurders van Gouda de kant kozen van Philips de Tweede, van het katholicisme dus. 
Pas later werden ze gedwongen de kant van de Prins van Oranje te kiezen. Een plunde-
ring van de kerk was het gevolg maar de belangrijkste stukken waren toen al in veiligheid 
gebracht en zijn nu grotendeels te zien in het Museum Gouda. Op o.a. deze collectie en  
op de Schuttersstukken reageren de kunstenaars van NOCTURNE.

Mijn bezoek ben ik bewust in de Gasthuiskapel, via de ingang bij de St. Janskerk be-
gonnen. In de Gasthuiskapel overdonderen de grote altaarstukken, religieuze werken uit 
vervlogen tijden. Lieflijk kan je ze niet noemen. Er wordt wat af gemarteld en afgeslacht. 
De donkere kant van religie en bestuur is in Museum Gouda nadrukkelijk aanwezig. Dat 
de kunstenaars van NOCTURNE de donkere kant van de schoonheid als thema hebben 
genomen is dus niet zo vreemd. De kunstenaars hebben hier werk specifiek gemaakt om 
tussen de werken uit de collectie te hangen of erop te reageren. Verderop in het museum 
zijn zalen met bestaand of specifiek voor Gouda gemaakt werk gepresenteerd per kunste-
naar van NOCTURNE. Het combineren van hedendaagse kunst met kunst uit het verleden 
kan heel goed werken. Vaak geeft de hedendaagse kunst aanleiding om het oudere werk 
nog eens goed te bekijken. Want veel museumbezoekers lopen door de zalen met histo-
risch werk alsof ze door een zaal met oude bekenden lopen. Ze kennen het al, denken ze. 
Het komt ze in ieder geval bekend voor waardoor ze niet meer elk werk of bijvoorbeeld een 
altaarstuk aandachtig bekijken en zoeken naar specifieke eigenschappen van het afgebeel-
de of de manier waarop het is afgebeeld.

Adriaan de Regt, 
directeur Stedelijk 
Museum Zwolle.

Op verzoek van 
NOCTURNE heeft 
Adriaan de Regt op 
geheel eigen wijze een 
rondleiding verzorgd 
door de tentoonstelling 
‘De donkere kant van de 
schoonheid’, wij zijn zeer 
content met zijn unieke 
bijdrage.

foto

Henrique van Putten
the poor, 2014
textiel, wol, kralen, hout
30x35x20 cm

Een wandeling door 
de tentoonstelling
Hoe zwart is de donkere kant van de  
schoonheid in het werk van het 
kunstenaarscollectief Nocturne?
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Een opvallend portret van Marie Louise is het werk met de titel Virgin, verwijzend naar 
de oude kunst in de kapel met de aankondiging aan Maria, de annunciatie. Het harige 
achterhoofd van de vrouw lijkt op een behaarde vagina. In het werk HOPE zien we een 
roodborstje dat we ook in de werken van andere kunstenaars tegen komen. Een rood
borstje staat symbool voor melancholie en contact met de overleden beminde in dit geval. 

Op de grond om de voet van een kerkbank gedrapeerd ligt een werk met een roodborstje 
van Henrique van Putten. Boven aan de trap een gevallen ezel, dicht bij het altaarstuk waar-
op de ezel Maria draagt op weg naar Egypte. Een gevallen ezel en een “gevallen vrouw”. 
Een vrouw die zwanger werd buiten het huwelijk zonder dat de verwekker bekend was. 
De ezel als symbool voor domheid is stevig verankerd, maar dit lastdier heeft meerdere en 
bredere betekenis. Een ezel werd door Christus gekozen als rijdier voor zijn intocht in Jeru-
zalem waarmee een profetie uitkwam: hij doelde op de deugd van bescheidenheid. In het 
christelijk denken staat de ezel dan ook voor deemoed, geduld en armoede. In China rijden 
de onsterfelijken op ezels. In tegenstelling hiermee spelen ezels in zowel Egyptische als in 
Indische mythen en in Grieks-Romeinse sagen een andere rol: hier worden ze in verband 
gebracht met wellust en met stupiditeit.

Het werk van Dindi van der Hoek is tweeledig. Zij maakt jurken, ensceneringen, kostuums, 
objecten die ze in haar kunst verwerkt door een speciale manier van foto’s maken. Zij doet 
dit onder water en bewerkt het vervolgens op de computer. Zij noemt zich fotograaf, maar 
beter is kunstenaar want de fotografie is een middel in haar geval. De objecten zijn soms al 
kunst op zich, verdienen een eigen plek en status in de tentoonstelling. Bij sommige objec-
ten is dit het geval. Dindi verwerkt de kruisiging en engelen uit de altaarstukken in haar werk 
in de Gasthuiskapel. Zie bijvoorbeeld Dragonfly, de libel die symbool was voor kwaad of 
sinister, waarvan men vroeger dacht dat het insect het paard van de duivel was. Zij gebruikt 
ook modellen of zichzelf als model maar vervormt de beelden met de objecten en door de 
reflecties van het water. Er ontstaan dubbelbeelden die symbool kunnen staan voor het be-
wuste en het onderbewuste. De buitenkant, mooie vrouwbeelden, en de roerige onpeilbare 
ongrijpbare binnenkant van de vrouwelijke ziel (zoals wij mannen vermoeden). De donkere 
kant van schoonheid. De titels die Dindi aan de werken geeft zijn fraai zoals Das Mädchen 
und der Töd ( Der Tod und das Mädchen, een gedicht uit de 18de eeuw van Matthias 
Claudius waarin de dood zich voorstelt als vriend, zie ook Franz Schubert in de 19de eeuw) 
waar het gezicht achter een masker is verborgen en vogelvleugels, water en bossen een 
duistere sfeer oproepen. Zowel Dindi als Birgitta gebruiken decoratieve achtergronden die 
doen denken aan oud Frans behang of decoratief beschilderde Franse kasten.

Het aardige van de combinatie van hedendaagse kunst en oude kunst in de kapel en 
Schutterszaal is dat de bezoeker het vertrouwde van de oude kunst gaat vergelijken met 
het onbekende van de hedendaagse kunst. Ze gaan opnieuw kijken naar de oude kunst en 
herkennen in de hedendaagse kunst figuren uit de oude kunst. Het laat de bezoeker weer 
kijken, onderzoeken en vergelijken.

In de Schutterszaal komen we als eerste een object van Dindi tegen. Ik werd door het 
geluid van giechelende kirrende meisjes naar het object getrokken. Net als de installatie 
Dragonfly kan je dit werk als zelfstandige kunst zien ongeacht of het gebruikt is in een 
verder ontwikkeld fotowerk. Aardig in deze zaal waar vroeger zwervers werden opgehan-
gen zijn de zwerfhonden van Henrique van Putten die speels voor de Schuttersstukken zijn 
geplaatst. Het werk Hunter van Marie Louise is een mooi werk in deze context. De jagende 
lokkende seksueel uitdagende vrouw.

Met heel veel goede wil kan je religie natuurlijk koppelen aan het Schone, het Goede en 
het Ware. Maar zo snel politiek en religie met elkaar optrekken gaat het fout, ook in onze 
huidige tijd zijn er zogenoemde martelaren en wordt er lustig onthoofd en gedood. Ook 
nu hebben we geen idee van het lijden van de gewone mensen in bijvoorbeeld Syrië of in 
Afrikaanse oorlogsgebieden. De ethische kant met normen en waarden naleven, is op deze 
wereld problematisch. Het is niet voor iedereen een opdracht om zo ethisch mogelijk te  
leven. Vaak is het overleven en dan worden normen en waarden snel overboord gegooid. 
Het verschil tussen goed en kwaad is dan heel dun. Esthetiek als de ethiek van de kunst  
is te vatten onder schoonheidsleer. Schoonheidsgevoel of gevoel voor kunst is aan  
verandering onderhevig, net als ethiek overigens.
Het Schone, de esthetiek, het kunstgevoel die de kunstenaars van NOCTURNE allen  
zeggen hoog in het vaandel te voeren, is per individu verschillend, per mens verschillend 
zelfs. Het gevoel voor de donkere kant van de Schoonheid zal dan ook verschillend zijn.

In de Gasthuiskapel werd ik als eerste getroffen door de Vergeten Maria’s van Birgitta 
Sundström Jansdotter. Zij wil de vergeten sterke vrouwen uit de geschiedenis eren, de 
superwoman, de moeder, de lokkende aantrekkelijke vrouw, de goede vriendinnen die 
zich aan elkaar spiegelen. Soms is het allemaal niet zo super en blijft het verlangen naar 
geluk (Schoonheid of uiterlijke schoonheid) een schrijnend gemis en is het leven grijzer 
of donkerder, zwaarder dan de lichtheid van het commerciële beeld van vrouwen in de 
vrouwenbladen. Hoewel Birgitta Sundström Jansdotter in haar vrouwfiguren beeldtaal uit 
de vrouwenbladen gebruikt, zijn ze meestal zwart-wit weergegeven tegen in dit geval een 
rode achtergrond. De figuren kan je bijna emblematisch noemen, zoals beelden in de oude 
kunst ook emblematisch waren in hun tijd. Iedereen herkende en wist dergelijke emblemata 
te ontcijferen in de oude tijd. Nu is dat niet meer zo algemeen te stellen maar de beelden 
komen wel bekend voor als mogelijke portretten van types à la Angelina Jolie of Naomi 
Campbell. Ook doen Birgitta’s figuren en sfeer van haar werk denken aan de 19e eeuwse 
kunstenaar en estheticus Beardsley. De symboliek is in dezelfde sfeer met bijvoorbeeld 
vogelkooien waarin een hart met een slot is weergegeven waarvan de sleutel buiten de  
kooi ligt, veel ratten, schorpioenen en verleidelijke vrouwelijke creaturen.

Marie Louise Elshout heeft in haar werk ook een heel eigen sfeer, die voornamelijk door 
de manier van werken wordt veroorzaakt. Ze werkt van licht naar donker en krast in het 
donkerder deel weer het licht tevoorschijn. Haar schilderijen doen daardoor tekenachtig aan 
maar de kleurmengingen die zo ontstaan hebben de kracht van mooie kleurmengingen uit 
de schilderkunst. Marie Louise heeft tussen de werken in de Gasthuiskapel een hele serie 
vrouwbeelden hangen met titels als Icon, Sense, Sick, Virgin, Refugee, Hope, 
Weep, Love, Cult, Burn, Grief, Colour en Mother.

In Icon bijvoorbeeld is de structuur van de gebruikte borstel om het haar te schilderen 
doorgetrokken over het gelaat van de roodharige Maria. Het lijkt hierdoor alsof het gezicht 
oplicht en door het haar heen schijnt. Het lange rode haar van een aantal Maria’s doet me 
denken aan de vrouwen in de werken van Rossetti, zoals Lady Lilith ( de eerste vrouw Van 
Adam nog voor de schepping van Eva). Ook weer een 19e eeuwse kunstenaar die bekend 
stond als Symbolist en iemand die esthetiek hoog in het vaandel had.

In de werken verwijst Marie Louise naar de schilderijen in de Gasthuiskapel waar de  
gezichten veel leed en pijn uitdrukken. Zowel Marie Louise als Birgitta hebben duidelijke 
lijnen naar de subcultuur van de Gothic uit de vroege jaren tachtig van de vorige eeuw.  
Een subcultuur met haar eigen muziek en kleding. Kledingstijlen variërend tussen allerlei 
scenes zoals batcave of deathrock, victorian, lolita, fetisj, androgyn, cybergothic en  
darkwave. Een stroming die de donkere kant van schoonheid tot levensstijl verhief.
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De zalen die nu volgen, zijn per kunstenaar geordend. De eerste zaal is met werk van Marie 
Louise Elshout waarin haar techniek tot een hoogtepunt wordt gevoerd in een speciaal voor 
deze tentoonstelling gemaakte serie die je op kan vatten als een levensfries. Haar inspiratie 
haalde Marie Louise bij het schilderij van Bartholomeus van der Helst “Doodsbed van een 
kind”. Vooral de gevouwen handen van het dode kind in het werk van Van der Helst raakten 
haar als moeder diep. De levensfries loopt niet zoals men zou verwachten van geboorte van 
het kind naar de dood van het kind. Na de geboorte zien we het meisje als puber afwerend 
naar de toeschouwer bij een donkere poel staan. Het lijkt alsof ze zich liever overgeeft aan 
de donkere krachten die lokken vanuit het bos en de poel dan aan de mogelijke liefde. De 
liefde is gesymboliseerd door een groot wit paard (zonder prins) in twee delen. Het voorste 
deel laat het gestruikelde of instortende paard zien. Het gezicht van het paard doet me 
denken aan de vermoeide ingevallen ogen van mijn dode Akbas (grote Turkse witte berg-
hond). Het volgende tafereel is de zwangerschap als onderdeel van de natuur, onderhevig 
aan andere krachten dan de ratio. Dan volgt onverwacht het dode kind. De handen van het 
dode kind zijn prachtig maar in het doodskleed zijn anders dan bij Van der Helst allerlei ge-
zichten verwerkt alsof ze per ongeluk in het kleed zijn verschenen. Dan volgt een opvallend 
drieluik van woede, verdriet en berusting van de moeder (Maria) met uiteindelijk de dood 
van de moeder. Een zeer toepasselijk thema in deze omgeving en boeiend uitgewerkt en 
uitgevoerd.

In het werk van Henrique van Putten is de strijd van mensen op deze aarde verbeeld door 
dierfiguren die verstrikt zitten in takken, op de brandstapel zijn beland of gekruisigd zijn. Uit-
gangspunt in deze tentoonstelling is een miskelk uit dit museum. De dieren zijn ingehouden 
vormgegeven en hebben een zekere abstractie. Een mooi werk is de hond die de wonden 
heeft gelikt van de zwerver Lazarus. De zweren blijven aan zijn tong plakken en de tong 
wordt daardoor een prachtig rood gezwel. Hoe donker kan de schoonheid zijn.

In de zaal met het werk van Birgitta Sundström Jansdotter valt vooral het Laatste Avond-
maal op met dertien vrouwen. Het is vervreemdend deze zeer bekende setting op deze  
manier verbeeld te zien. Het zijn weer de bekende vrouwenbeelden zoals ook in de Ver-
geten Maria’s vol met symbolische verwijzingen die niet algemeen geldig zijn en dus open 
staan voor individuele interpretatie.

De zaal met het werk van Dindi van der Hoek laat ook een wand zien met gebruikte 
rekwisieten voor de fotosessies. Spannende voorwerpen al dan niet gemaakt of afgegoten 
van bestaande lichaamsdelen. De fotowerken zijn fascinerend. Het werk dat ontregelt en 
je losmaakt van welke betekenis dan ook. Het is een achtbaan door het onderbewuste van 
een vrouw, overspoeld door krachten, de controle kwijtrakend en zich verbergend achter 
maskers om haar kwetsbaarheid of verlangen naar pijn te verbergen.

De donkere kant van de schoonheid is bij deze vrouwelijke kunstenaars niet zwart en zeker 
geen tinten grijs. De schoonheid in deze tentoonstelling is eerder de weerspiegeling van 
een diepzwarte poel waarvan de reflectie licht geeft, leven geeft en niet de dood vereert. 
In deze zin doet het niet denken aan Gothic maar eerder aan de Romantiek. Het is niet het 
donker van de dood, maar het donker van de aarde die de wortels van planten, van het 
leven in het licht, voeden. •

Drs. Adriaan de Regt
Directeur Stedelijk Museum Zwolle
Arnhem 30 oktober 2014.
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In mijn werk worden verschillende aspecten van 
tekort getoond: angst voor elkaar, de onmogelijkheid 
samen te zijn, de dood, eenzaamheid, met als gevolg 
machteloosheid. Hierdoor ontstaat er ambivalentie. De 
gelijktijdigheid van hoop en het onvermijdelijk falen.
In het maken van de werken vertaal ik deze ideeën 
naar fabels. Ik voer dieren of fantasiecreaties op die 
uitdrukking geven aan menselijke driften of hebbelijk-
heden. Het gebruik van deze dieren of fabelwezens 
geeft de oorspronkelijke zedenles iets vertederends 
en dragelijks. Mijn werk zou zo ook de functie hebben 
van een klassiek drama: het toont de mens zichzelf 
in een spiegel, die de vorm heeft van de door mij 
gemaakte werken. Deze spiegel zou kunnen werken 
als loutering en uiteindelijk als troost.

Voor ‘de Donkere kant van de schoonheid’ heb ik me 
laten inspireren door enkele werken uit de collectie 
van Museum Gouda. De door mij uitgezochte mu-
seumstukken stonden aan de basis van tien nieuwe 
werken die aansluiten bij mijn werkwijze en stijl,
maar die ook een aanvulling zijn op de bestaande 
collectie van het museum.

In zaal 6 is de ‘miskelk van Jacoba van Beieren’ een 
belangrijk uitgangspunt geweest. De achtergrond 
en de inhoud van de beker zelf, maar ook het leven 
van Jacoba, gaven me aanknopingspunten voor het 
maken van de werken ‘stootvogel’ en ‘houtlander’. 
Jacoba van Beieren was valkenier, de valken in het 
werk ‘stootvogel’ zijn hiernaar een verwijzing. Maar 
de vogels laten ook een strijd zien, iets dat bij Jacoba 
van Beieren niet vreemd was. In het werk ‘houtlander’ 
staan de overgave en het offerlam centraal. Thema’s 
die ook terugkomen in ‘young one’.

‘Slapende haan’ komt voort uit het ‘tegeltableau met 
haan’. De haan als symbool van waakzaamheid en 
verloochening wordt afgezwakt doordat deze haan 
slaapt en zijn taak verzaakt.

Het Lazaruspoortje gaf me het idee voor ‘the poor’. In 
deze animatie is een likkend hondje te zien. Aan wat 
het likt, is niet helemaal duidelijk. Het gevolg is echter 
onomkeerbaar en is in het hieruit voortkomende 
beeldje te zien.

Het Ruim is in oude tijden een opvangplaats geweest 
voor zwervers. De tegenstelling van deze zwervers 
met de schutters die het Ruim nu bevolken, heb ik 
vertolkt in de beelden ‘zwalker’ en ‘schooiers’. Alle 
drie de zwerfhonden zoeken naar een manier van 
overleven in hun miserabel bestaan.

Voor de Kapel heb ik de werken ‘roodborstje’ en 
‘gevallen ezel’ gemaakt. In een aantal altaarstukken 
is deze ezel te zien. De ezel: het lastdier dat Maria 
draagt en daardoor het kindje Jezus redt. Maar deze 
last was zwaar, misschien wel te zwaar.
Het ‘roodborstje’ is geplaatst onder het altaarstuk van 
de ‘afname van Christus’. Op dit paneel is de wenen-
de Maria te zien. Het ‘roodborstje’ is het symbool van 
hoop, maar vertolkt ook het gevoel van Maria. •

HENRIQUE 
VAN PUTTEN
www.henriquevanputten.nl
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Henrique van Putten
‘the poor’, 2014
textiel, wol, kralen, hout
30x35x20 cm

Henrique van Putten
‘houtlander’ (detail), 2014
textiel, wol, kralen, hout
250x250x230 cm

Henrique van Putten
‘stootvogel’, 2014
textiel, hout
40x70x54 cm

Miskelk van Jacoba van 
Beieren
Collectie Museum Gouda 

Lazaruspoortje
De rijke man en de arme 
Lazarus (detail), 2014
Collectie Museum Gouda 
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Henrique van Putten
‘young one’, 2014
textiel, kralen, hout
150x80x50 cm

Cornelis Schut
De verheerlijking van Maria 
(detail)
Collectie Museum Gouda 

Tegeltableau met haan
Collectie Museum Gouda 

Henrique van Putten
‘slapende haan’ (detail), 
2014
textiel, garen, ijzer
60x60x92 cm
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Henrique van Putten
‘gevallen ezel’, 2014
textiel
150x150x100 cm

Henrique van Putten
‘roodborstje’, 2014
textiel, katoen
115x63x10 cm

Michiel Claesz
De vlucht van Jozef en Maria 
naar Egypte (detail)
Collectie Museum Gouda 

anoniem
altaarstuk

Kruisafname (detail)
Collectie Museum Gouda 
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Na het volgen van mijn opleiding Autonome beelden-
de kunst aan de Willem de Kooning Academy ben ik 
me gaan specialiseren in geënsceneerde fotografie 
in combinatie met onderwater fotografie. Eigenlijk 
noem ik mijzelf niet echt fotograaf, eerder beeldend
kunstenaar.
Mijn werk gaat over dualiteit en de zoektocht naar in-
nerlijke balans. Ik werk naar aanleiding van schetsen 
van een concept dat eigenlijk steeds een antwoord 
is op een vorig werk. In het verleden heb ik veel ge-
tekend en geschilderd, eigenlijk ben ik niet eens zo 
heel anders gaan werken dan toen ik nog schilderde. 
Ik werk als beeldend kunstenaar en gebruik daarbij 
het medium fotografie. Dit medium is de laatste 
schakel naar het eindresultaat. De weg ernaartoe is 
eigenlijk dezelfde als die van een schilder. Ik werk 
ook in lagen, net als lagen verf en bouw mijn beeld 
langzaam op. Dan wel in de fotostudio, in mijn werk-
plaats, onder water en in de computer. De kostuums 
(eigenlijk alle attributen) maak en/of vermaak ik zelf 
in mijn atelier. Ik werk met modellen en ieder model 
krijgt haar eigen unieke kostuum, sfeer, universum! Er 
zit een soort golfbeweging in het werkproces vanaf 
het eerste idee tot aan het uiteindelijke beeld. Ik maak 
meestal 1 serie per jaar en dat zijn zo’n 8 werken, 
soms meer.

Het creatieve proces, de start van een nieuwe serie, 
is de meest intensieve periode binnen het proces. 
Gelukkig is dit niet heel lang, enkele weken, want ik 
zou eraan onderdoor gaan! Het beeldenbombarde-
ment dat dan ontstaat is overweldigend en neemt mij 
helemaal over. Er gaan zoveel luikjes open, zelfs daar 
waar ik niet eens wist dat ze er zaten. Geforceerd 
maak ik daar een einde aan om een nieuwe fase 
in te gaan, ook een leuke tijd, het maken van alle 
attributen en het fotograferen van ruimtes en achter-
gronden. De derde fase is het fotograferen van het 
model met de attributen en kleding aan en daarna 
nog een periode onderwater shoots, wat enerzijds 
een heel technisch proces is maar anderzijds ook 

een emotioneel proces van het loslaten van het oor-
spronkelijke beeld. Het water neemt het over. Soms 
zijn de kostuums waar ik weken aan gewerkt heb 
nauwelijks meer herkenbaar. De laatste fase is het 
de afwerking in de computer om van alle lagen één 
beeld te maken. In dit proces probeer ik het water 
weer te temmen! Het blijft een gevecht, zoekende 
naar balans en spanning in het beeld. De foto’s heb-
ben in het eerste opzicht een esthetische uitstraling 
die bij nader inzien veel minder fraai blijkt te zijn dan 
eerder gedacht. Deze dubbele lading en paradox 
komt eigenlijk als een rode draad in al mijn werk 
terug, telkens in een iets andere vorm. De donkere 
kant van de schoonheid!

Waterelementen en waterreflecties zijn een be-
langrijk element in mijn werk en eigenlijk het enige 
element binnen het proces dat ik niet (helemaal) zelf 
in de hand heb. Water brengt spontaniteit en toeval 
in mijn werk, maar ook surrealisme en vervreemding 
van de werkelijkheid. Dat wat eerst sprookjesachtig 
esthetisch lijkt, krijgt een gedaante waarin frustratie 
en destructie de overhand krijgen. De werkelijkheid 
en de reflectie houden elkaar in balans. Verborgen 
schoonheden en kwetsbaarheden, maar ook het 
masker dat de kwetsbare binnenkant verhult. Verlei-
ding versus misleiding, verhullen versus onthullen.

Voor de tentoonstelling in Museum Gouda heb ik een 
hele nieuwe serie gemaakt, bestaande uit autonoom 
werk en werk dat geïnspireerd is op de collectie 
van het museum. In de Kapel heb ik mij vooral laten 
inspireren door de engelen in de Mariaschilderijen 
maar ook de lugubere kruisigingen en onthoofdingen 
waren goed voor stapels met schetsen. 

dindi.
www.dindi.nl
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dindi.
Dragonfly, 2014
C-print plexiglas, fotografie
100x105 cm

dindi.
Sirène, 2014
C-print plexiglas, fotografie
120x180 cm

dindi.
La jeune Fille, la Mort et le Temps, 2014
C-print plexiglas, fotografie
100x130 cm
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dindi.
Whatever Lola wants, 2014
C-print plexiglas, fotografie
120x200 cm



dindi.
La Robe Liberté, 2014
C-print plexiglas, fotografie
120x150 cm

Pieter Pietersz
Martelaarschap van Petrus 
en Paulus, 1569-1573
Paneel in Gasthuiskapel
Collectie Museum Gouda 

dindi.
Femme sans Tête, 2014
C-print plexiglas, fotografie
100x190 cm
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Onder andere heb ik de foto “Femme sans Tête” 
gemaakt, wat betekent vrouw zonder hoofd; geïnspi-
reerd op het schilderij op paneel van Pieter Pietersz 
getiteld “Martelaarschap van Petrus en Paulus” 
(1569-73) te zien in de Kapel. Op deze afbeelding is 
een kruisiging afgebeeld waarop iemand onderste-
boven op het kruis wordt gespijkerd. In “Femme sans 
Tete” verwijs ik met een knipoog naar dat beeld. Mijn 
beeld is alleen veel minder heftig, het is eerder een 
grapje. De vrouw op de foto is ook ondersteboven 

afgebeeld maar dan in handstand op een kussen,  
haar hoofd is weg. In het kussen gezakt? Of nee,  
ze draagt haar hoofd weer op haar voeten en daarop 
zit een rood vogeltje verwijzend naar het gehaakte rood-
borstje van Henrique van Putten onder de kerkbanken.

Ook de foto “La Robe Liberté’” is geïnspireerd op 
schilderijen uit de kapel, de onthoofdingen, maar ook 
de middeleeuwse martelkamer die in de kelders onder 
de Kapel gehuisvest is. 

In het Ruim heb ik het thema verleiding gekozen, 
omdat alleen mannelijke schutters aanwezig zijn op 
de schilderijen en ik probeer deze mannen van hun 
stuk te brengen. 

Onder andere door een filmobject met giechelende 
meisjes, een kostuum (openbaar toegankelijk voor 
publiek) waarin je kunt gluren naar de schutters en 
een grote foto van een donkere vrouw die verleidelijk 
gluurt vanachter haar imposante roze kostuum.

In de zaal waar mijn autonome werk te zien is heb 
ik een grote wand installatie van 2,50 x 2,50 meter 
kunnen opbouwen waar veel maskers, pruiken en 
allerlei gekke rekwisieten te zien zijn die ik voor mijn 
fotografie gemaakt heb. Er zijn ook twee grote kos-
tuums te zien en tevens 6 grote werken op plexiglas. 
Ik vind het heel fijn dat in deze tentoonstelling ruim 
aandacht is voor alles wat ik maak en creëer, dat 
bijdraagt aan het uiteindelijk beeld. •
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Ik schilder omdat ik mensen wil raken, beroeren met 
mijn werk, ze tot denken aanzetten, in welke richting 
is bepalend voor de mens die mijn werk bekijkt, maar 
voor mij is het belangrijk om de ziel te raken.
Mijn werk voor het museum is een reactie op de 
collectie die zich in het museum bevindt.

Het Mariaschilderij is een interactie met de andere 
Maria’s in de kapel, het werk is doorspekt met 
gebeurtenissen zoals geboorte, dood, de komst 
van engelen zoals te zien in de Kapel. Ik ben erdoor 
geraakt en heb een Mariaschilderij gemaakt met de 
gedachte de vergeten vrouw in de geschiedenis te 
verhelderen. 

De grote Maria en haar kleine Maria’s, misschien 
ook de vrouw die wij zijn en die wij ook moeten 
zijn, allemaal Maria’s zoals de sterke vrouwen door 
de generaties heen, die vaak vergeten zijn door de 
geschiedenis. Wij die de basis zijn in het huis, de 
wieg voor de toekomst, we baren een kind, met 
veel pijn, we zijn de ‘superwoman’, de lokkende, de 
aantrekkelijke vrouw, de moeder. Wij worden ouder 
maar de druk op ons om eeuwig jong te zijn is altijd 
aanwezig. De goede vriendinnen die zich aan elkaar 
spiegelen (tweeling) en soms gaat het fout, de ratten 
spelen op de grond. De pijn van het eeuwige verlan-
gen naar geluk. De zorg en de donkere kant van de 
schoonheid.

Het Laatste Avondmaal kwam als idee bij mij op 
door de voormalige collectie in de kamer waar ik nu 
exposeer, daar werd oud porselein en glas door de 
eeuwen heen geëxposeerd.

Door de religieuze kunst in het Museum kwam ik op 
het idee van het Laatste Avondmaal, maar dan met 
vrouwen. De vergeten vrouwen, het is voor mij niet 
een schilderij om het thema te veranderen maar een 
interpretatie om de kijker tot denken aan te zetten. 
De meeste schilderijen door de jaren heen gaan 
over mannen. Vrouwen worden vaak geportretteerd 
als moeder, engelen die het tafereel opvullen of ze 
worden naakt afgebeeld.

Het Laatste Avondmaal gaat ook over de verschil-
lende kanten van de vrouw, soms werken wij onszelf 
tegen en dat tafereel is het tafereel van de donkere 
kant van de schoonheid. •

Birgitta 
Sundström 
Jansdotter
www.zweedsekunst.nl
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Birgitta Sundström 
Jansdotter
Laatste Avondmaal 
(detail), 2014
Acryl op doek
440x160cm

Birgitta Sundström 
Jansdotter
De Schutter, 2014
Acryl op doek
50x95cm

Birgitta Sundström 
Jansdotter
De vergeten Maria’s 
(details), 2014
Acryl op doek
200x200cm
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Birgitta Sundström 
Jansdotter
De vergeten Maria’s 
2014
Acryl op doek
200x200cm

Pieter Pourbus de Oude 
‘De verkondiging aan Maria’
Collectie Museum Gouda



Birgitta Sundström Jansdotter | 53  52 | Nocturne De donkere kant van de schoonheid 

Birgitta Sundström Jansdotter
Laatste Avondmaal, 2014
Acryl op doek
440x160 cm

Jan Steen, 1626-1675 
 De kwakzalver (detail)

Collectie Museum Gouda

Wijnglas, 
eerste helft 18de eeuw
Engeland, geslepen
opschrift: ‘haec libertatis ergo’ 
[dit geschiedt om wille van de 
vrijheid]
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In mijn werk voor Museum Gouda ben ik uitgegaan 
van het schilderij ‘Doodsbed van een kind ‘ van de 17e 
eeuwse schilder Bartholomeus van der Helst. Een werk 
dat ik als beeldend Kunstenaar gekozen heb omdat 
het van een ongekende schoonheid, kwaliteit is en dat 
ik als moeder zijnde gekozen heb omdat het mij sterk 
raakt en mijn grootste angst vertegenwoordigt.  
Mijn doel was een klassiek levensfries te vervaardigen, 
leven en dood, een allegorie van verdriet, geïnspireerd 
op het Beethovenfries van Gustav Klimt. 
De doeken zijn hoog en smal van formaat zoals  
de Gotische ramen van de zaal en refereren aan de  
Romantiek, als verwijzing en zekere ode aan Gustav 
Klimt is het personage een roodharige vrouw.

De werken staan bol van de symboliek en natuur 
motieven, een bewuste keuze die ik heb gemaakt, een 
overdrijving van emoties. We beginnen bij de geboorte, 
we zien een ooievaar, de ooievaar als brenger van 
nieuw leven maar deze ooievaar is zwart, waarin de 
symboliek schuilt van een ‘duistere’ geboorte, dit werk 
van de geboorte is tevens de aankondiging van een 
naderende dood.

De kindertijd, waarin we de protagoniste als jong  
meisje voor een donker bos aan de rand van een 
duister water zien staan, zij zal de figuurlijke sprong 
in het diepe wagen door het leven aan te gaan maar 
keert haar rug nog van de liefde af.
De liefde beeld ik uit refererend aan sprookjes, de prins 
op het witte paard, maar de prins is hier afwezig en het 
prachtige paard is in tweeën gespleten, een metafoor 
voor de complicaties die de liefde teweeg kan brengen.

Na de liefde volgt de zwangerschap, het hoofd van de 
zwangere vrouw is niet zichtbaar, zijzelf en haar lichaam 
staan totaal ten dienste van het kind dat zij in zich 
draagt, haar identiteit is niet relevant, de slang om haar 
heen geeft haar kracht verwijzend naar Lilith, maar de 
slang symboliseert tevens verraad.

Dit verraad voltrekt zich in de dood van het kind, een 
doekje waarin ik een klein maar erg kwetsbaar detail 
heb gekozen uit het oorspronkelijke werk van Bartholo-
meus, de handjes van het kind.

Wat volgt is het drieluik van het verdriet, Het eerste 
werk is het verdriet zelf, het verloren zijn, het schaap 
vertegenwoordigt dat gevoel maar staat ook voor 
troost, alsof ze weg wil kruipen in zijn vacht, zij draagt 
de schaduw van het dode kind bij zich.
Het tweede deel is de wanhoop, de gekte, de totale 
overgave aan het verlies, we zien de vrouw naakt op 
een kale akker, de kraai op haar schouder symboliseert 
het onheil.
Het derde deel is de berusting, een hernieuwd vertrou-
wen, met een roodborstje als symbool van hoop.

Vanuit de berusting volgt het verdere leven, we zien de 
reflectie van de vrouw in een spiegel, zij reflecteert haar 
leven en kan tevens via de spiegel haar eigen leven 
overzien in de zaal. Op haar schoot zit een jonge uil die 
symbool staat voor haar verworven wijsheid maar in 
haar haar verborgen toont zich al een naderende dood 
alleen zichtbaar voor het publiek Het doekje van de 
dood is het sluitstuk van het levensfries, we zien een 
schedel met daarop een witte duif, brenger van vrede 
en rust.
Voor de gasthuiskapel van het Museum ben ik als cen-
traal figuur uitgegaan van Maria. Het zijn 13 werkjes, 
13 is tevens het heilige getal, gebaseerd op het geloof, 
hoe ik het interpreteer en hoe het geloof zich door de 
jaren heen gemanifesteerd heeft ook in de media. 

Maria fungeert als metafoor voor mijn perceptie van het 
geloof, we zien in haar onder anderen liefde, toewijding 
maar ook het geweld en de waanzin die geloof voort 
kan brengen zoals het verbranden van de heks of de 
onthoofding. Met deze kleine werkjes als een soort 
toetsen in de immense kapel, hoop ik een samenhang 
te vinden tussen het werk van NOCTURNE en de 
overdonderende bestaande kunstwerken. •

Marie Louise 
Elshout
www.marielouiseelshout.com
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Marie Louise Elshout
LOVE, 2014
olieverf en acryl op doek
200x240 cm
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Marie Louise Elshout
LIFE, 2014
olieverf en acryl op doek
200x90 cm

Marie Louise Elshout
BIRTH, 2014
olieverf en acryl op doek
30x30 cm

Marie Louise Elshout
DEATH, 2014
olieverf en acryl op doek
30x30 cm
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Marie Louise Elshout
DEAD CHILD, 2014
olieverf en acryl op doek
30x30 cm

Marie Louise Elshout
13 Maria’s, 2014

olieverf en acryl op doek
30x24 cm

ICON

REFUGEE

CULT

COLOUR

SENSE

HOPE

BURN

MOTHER

SICK

WEEP

GRIEF

VIRGIN

LOVE

Bartholomeus van der Helst
Doodsbed van een kind, 
1645
olieverf op doek
Collectie Museum Gouda
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Vanmiddag gaan we een tentoonstelling zien die nogal wat gelaagdheden kent. Het 
begint bij een collectief: NOCTURNE. Vier kunstenaressen die een fascinatie delen, 
elkaar opzoeken, een collectief opzetten, thema’s bedenken, samen exposeren. Van 
een collectief gaat het idee uit van een gezamenlijk doel. We gaan dus in ieder geval 
vanmiddag een welbewust statement zien. Wie weet met een boodschap daarin ver-
borgen. Het tweede dat we zien zijn vier individuele kunstenaars: Marie Louise Elshout, 
dindi., Birgitta Sundström Jansdotter en Henrique van Putten. Vier vrouwen, vier ver-
schillende kunstenaars, want onder het collectief hangen vier individuele geesten die in 
hun eigen identiteit ook onderwerp zijn. Het derde aspect van vandaag is de naam van 
het collectief: NOCTURNE. Een woord met een lading, waar een wereld aan associa-
ties achter schuil gaat. Zeker als ook nog zo’n suggestieve titel eraan gekoppeld wordt: 
de donkere kant van de schoonheid. Daar kunnen we niet omheen. Tot slot is het 
museum zelf onderwerp. Want niet alleen landen de vier kunstenaars autonoom met 
hun werk en thema in de tentoonstellingszalen, er is hen ook nadrukkelijk gevraagd de 
interactie aan te gaan met twee belangrijke collectie-onderdelen: de schutterstukken  
in ‘Het Ruim’ en de altaarstukken – met veel maria’s daarop – in de ‘Gasthuiskapel’.
Als kijker dus genoeg om op te letten.

Het woord collectief roept al snel de associatie op met programma’s die met een ze-
kere drang onder de aandacht van misschien niet altijd goed oplettende mensen moet 
worden gebracht. Er is dus een missie, al heb ik van Marie Louise, dindi, Birgitta en 
Henrique niet zo snel een vlammend manifest kunnen vinden. Wél ervaar ik een drang 
om een onderwerp te agenderen waar mensen vaak de ogen voor sluiten: de donkere 
zijde van de geest, de getroubleerde mens die onder de huid (of het masker) van ui-
terlijk vertoon schuilgaat; een parallelle wereld waar onze driften, angsten, onderdrukte 
gevoelens en nachtmerries dwalen.

Van de duistere zijde gaat dreiging van uit. Is het niet concreet door iets dat lijkt aan te
vallen, dan is het wel indirect, omdat associaties, herinneringen of beelden worden
opgeroepen die gedachten wakker maken die het liefst vermeden worden.
Het collectief NOCTURNE formuleert het nog net even iets anders: het gaat hen om 
‘de donkere kant van de schoonheid’. Het is interessant dat Marie Louise, dindi, Birgitta 
en Henrique de duistere kant van de mens – die onmiskenbaar bij hen aan bod komt, 
daarover later meer – associëren met de donkere kant van ‘schoonheid’. Dan komt 
esthetiek in het geding, als echo voor innerlijke driften. En daar dan dus de donkere 
kant van.

nawoord

Geachte dames en heren, 
beste kunstenaars,

Robbert Roos, Hoofd 
curator Kunsthal KAdE, 
verzorgde de 
openingsspeech bij  
de tentoonstelling  
“De donkere kant van 
de schoonheid” op  
18 Oktober 2015 in 
Museum Gouda.

Met permissie is deze 
openings speech 
gebruikt als nawoord 
van onze publicatie 
waarvoor wij hem  
zeer erkentelijk zijn.
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dindi.
Das Mädschen 
und der Töd, 2014
C-print plexiglas, 
fotografie
70x90 cm



En dat is natuurlijk bij uitstek de essentie van een ‘nocturne’: dag die transformeert naar 
nacht, in die staat even manifest is en dan weer transformeert naar ochtendgloren. Een
eindeloze cyclus. Wanneer we het werk van de vier kunstenaressen bekijken, is het vrij 
logisch dat ze door het museum zijn gevraagd om te reageren op de historische wer-
ken in de collectie. Bij de altaarstukken is het bij Marie Louise, dindi. en Birgitta zelfs 
heel evident. In hun werk is er steeds een interactie met archetypische vrouwbeelden. 
En dan is de Bijbelse ‘Maria’ een dankbaar referentiepunt, omdat die in zoveel rollen in 
de verhalen voorbij komt: echtgenote, moeder, prostituee. Heilig en aards. Onderwerp 
van verering en van spot. 

Bij Henrique ligt het net iets anders. Haar dierfiguren zijn zo autonoom, dat ze een 
eigen plaats innemen. Bij haar komt eerder de connectie met het allegorische naar 
boven; de macht van kunstenaars om met dat wat je ziet te verwijzen naar iets dat on-
grijpbaar is – vaak onbenoembaar –, maar wel ervaren wordt. Het zichtbare als vehikel 
voor een gevoel, wat uiteindelijk natuurlijk ook de essentie van een altaarstuk is.
Het is iets waar alle vier de kunstenaars hun inspiratie uit lijken te putten. Waarvan acte 
in deze tentoonstelling. •

Ik wens u veel kijkplezier.

Robbert Roos
Hoofd curator Kunsthal KAdE Amersfoort

Moeten wij die dan ‘lelijkheid’ noemen?
Is dat esthetische lelijkheid? Of innerlijke lelijkheid?

U ziet, zelfs bij het ontrafelen van de titel – in combinatie met het werk – dienen zich al 
vele zijwegen aan. Over de schoonheid van lelijkheid zijn al heel wat boeken geschre-
ven en tentoonstellingen gemaakt. Umberto Eco’s ‘geschiedenis van de lelijkheid’ 
is daar misschien wel het mooiste voorbeeld van. Hoe mooi geschilderd kan een 
puistenkop uit de renaissance zijn!!! Maar toch lijkt het bij het collectief eerder om de 
duisternis van de binnenwereld te gaan, zeker in combinatie met dat mooie woord ‘noc-
turne’ waar het collectief zich mee tooit.

Een nocturne - een muzikaal nachtstuk - was oorspronkelijk gekoppeld aan de 
middeleeuwse getijde-gebeden, maar allengs is het meer verknoopt geraakt met het 
achttiende en negentiende eeuwse ‘romantische’ nachtbeeld. En dan niet romantiek 
van de zoetsappige, licht kitscherige soort, maar romantiek als de reflectie van een 
diepgevoeld – en vaak melancholisch – gevoelsleven.
Denk aan de maanbeelden van Caspar David Friedrich, die zo verpletterend intens 
verfijnd geschilderd zijn. Of denk aan de stemmige stadsgezichten van James McNeil 
Whistler, waarin de werkelijkheid oplost in superieur suggestief geschilderde mistflar-
den. En natuurlijk aan de talloze muziekstukken die met klanken het gevoelsleven raken.
Hoe is dit alles terug te herleiden naar de vier hoofdpersonen van vanmiddag?

Marie Louise Elshout tovert in haar werk nimfen tevoorschijn die in een sprookjesachti-
ge tussenwereld verzeilt lijken geraakt. Daar ontmoeten ze dieren, die realistisch ogen, 
maar bij nadere beschouwing iets onheilspellends hebben. Voor deze tentoonstelling 
vertrok ze vanuit het schilderij “Doodsbed van een kind” Van Bartholomeus van der 
Helst, waarin een dood kindje in een kribje een hoofdrol speelt. Marie Louise heeft dit 
motief in haar persoonlijke, suggestieve stijl in een eigen werkelijkheid geplaatst.

Bij dindi. zien we een parallelle wereld, die eigenlijk verrassend concreet is. De 
modellen van dindi. – gehuld in kostuums die ze zelf ‘bouwt’ - zijn deels of helemaal 
ondergedompeld in water. Water vervormt, versluiert, maakt diffuus. De vrouwen lossen 
op in de tussenruimte waar water en lucht elkaar raken. Ze leven in hun eigen zone, 
godin in hun eigen wereld. Hun staat van zijn is ongrijpbaar.

De figuratie van Birgitta Sundström Jansdotter kenmerkt zich door een heel grafische
werkwijze. De figuren staan in rake, harde contouren in het vlak. Het doet denken aan
voorstellingen waarmee eeuwen terug sagen en legenden werden verbeeld in de volks-
cultuur. Tegelijkertijd is de werkwijze heel eigentijds, refereert het aan de pop art, met
sjabloon-achtige motieven. In de stilering van de vrouwsfiguren lijkt de kledingstijl te
verwijzen naar de victoriaanse tijd , terwijl de figuren alle kenmerken hebben van hippe,
hedendaagse vamps. De schilderijen van Birgitta zijn onmiskenbaar ‘gothic’, bij uitstek 
een stijl waarin het ‘duistere’ (of zelfs het occulte) een prominente rol heeft.

Henrique van Putten werkt de fascinatie voor ‘het vreemde’ uit in dierfiguren van stof.
Het lijken fabeldieren, waarin menselijke trekken en karakters gespiegeld worden. 
Als het begrip raadselachtig bij dindi. voorbij komt, is dit zeker ook op het werk van 
Henrique van toepassing. Zo dicht als ze bij de stilering van haar dierfiguren bij de 
oorspronkelijke anatomie van de beesten probeert te blijven, zo ver weg gaat ze van 
de werkelijkheid wanneer ze diezelfde beesten optuigt met allerhande aangroeisels en 
toevoegingen. Henrique maakt ons getuige van een transformatieproces. ‘Gewone’ 
beesten worden opgeladen – bezield - met een nieuwe identiteit, waardoor ze een 
andere, meer metaforische rol krijgen.
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Dag die transformeert naar nacht, 
in die staat even manifest is 
en dan weer transformeert 
naar ochtendgloren. 

Een eindeloze cyclus.
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