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Wat betekent het om een jaar lang 
de vrije ruimte te krijgen om je te 
richten op artistieke en professionele 
groei? Het Stimuleringsfonds 
Creatieve Industrie biedt opkomend 
ontwerptalent jaarlijks deze kans via 
de Regeling Talentontwikkeling.
 
Met Platform Talent streeft het fonds 
ernaar de zichtbaarheid van deze 
ontwerptalenten een extra boost te 
geven. Bekijk de lichting 2022 in deze 
publicatie en krijg een overzicht van 
alle ontwerptalenten die het fonds 
de afgelopen jaren ondersteunde 
via talent.stimuleringsfonds.nl.

Kijk voor meer informatie over 
de Regeling Talentontwikkeling 
op stimuleringsfonds.nl.
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STABILITEIT EN VEERKRACHT
De groep opkomende makers en ontwerpers die het Sti-
muleringsfonds Creatieve Industrie jaarlijks ondersteunt 
via de Regeling Talentontwikkeling is nog nooit zo groot 
geweest als dit jaar. Hoewel de aanleiding om maar liefst 
51 beurzen beschikbaar te stellen geen positieve is – na-
melijk de covid-19-crisis – is het bijzonder om als fonds ex-
tra te kunnen inzetten op talentontwikkeling. Zeker nu we, 
mede door de afschuwelijke oorlog in Oekraïne, ook wor-
den geconfronteerd met een energiecrisis, een asielcrisis 
en een ongekend hoge inflatie. 
 Een talentontwikkelingsbeurs zorgt voor 
stabiliteit en geeft jonge makers en ontwerpers ruimte om 
zich te richten op zowel hun artistieke als professionele 
ontwikkeling en hun netwerk uit te breiden. Dat doen ze 
door te experimenteren en te onderzoeken, door nieu-
we werkterreinen te verkennen, samenwerkingen aan te 
gaan, zich te verhouden tot het veld waarin ze bewegen 
en door te werken aan hun zichtbaarheid en de duiding van 
hun werk. 
 Zo gebruikte David Schmidt de ruimte die 
hij dankzij de beurs kreeg om te reflecteren op zijn rol als 
architect. Hoe combineer je je eigen agenda en engage-
ment met het werken voor een opdrachtgever? Diego Ma-
nuel Yves Grandry werd verrast door de toegankelijkheid 
en verbinding die er heerste tussen de talenten onderling, 
juist terwijl hij werkte aan een project over uitsluiting. In 
reactie op de Russische invasie van haar geboorteland had 
Dasha Tsapenko behoefte relevanter werk te maken. Ze 
gooide haar plannen om en initieerde een groepstentoon-
stelling van Nederlandse en Oekraïense makers en am-
bachtslieden met als centrale vraag: Kun je je thuis voelen, 
zonder thuis te zijn? En Anne Nieuwenhuijs was bij vlagen 
eerder geoloog dan landschapsarchitect en deed via ex-
periment veel kennis op over de verschillende grondsoor-
ten waaruit onze aarde bestaat. 
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Ook de ervaringen, lessen en doorbraken van de overige 47 
ondersteunde makers en ontwerpers zijn beschreven in de 
interviews in deze publicatie en op ons online Platform Ta-
lent. Daarnaast presenteert het Stimuleringsfonds de lich-
ting van 2022 naar goed gebruik op de Dutch Design Week. 
Dat doen we dit jaar in MU Hybrid Art House, waar korte vi-
deoportretten van hen zijn te zien en ze je in het inhoudelijk 
programma Dancing with Trouble live kennis laten maken 
met hun ideeën voor de toekomst en persoonlijke veer-
kracht. Veel plezier!

Syb Groeneveld
directeur-bestuurder
Stimuleringsfonds Creatieve Industrie
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Dancing with Trouble presenteert de lichting 2022 tijdens 
de Dutch Design Week live aan het publiek. Het program-
ma is samengesteld door agoog en programmamaker ste-
delijke omgeving Eva van Breugel, programmamaker en 
strategische consultant op het snijvlak van mode, design, 
kunst en maatschappij Esther Muñoz Grootveld en cu-
rator, schrijver en onderzoeker op het vlak van heden-
daagse (media)kunst, visuele en digitale cultuur Manique 
Hendricks. Wat is hen opgevallen in de voorbereidende ge-
sprekken met deze lichting jonge makers en wat zijn de 
verbindende thema’s in hun werk? Marieke Ladru en Shar-
vin Ramjan, beiden verbonden aan de Regeling Talent- 
ontwikkeling van het Stimuleringsfonds, spraken met de 
drie programmamakers. 

WAT IS VOLGENS JULLIE HET BELANG VAN TALENTONTWIKKELING?

 EB ‘Talentontwikkeling is wat mij betreft essentieel. We 
staan voor grote transitieopgaven op het gebied van wonen, ener-
gie, water, vergroening en verduurzaming of kort samengevat: voor 
een veranderende samenleving en cultuur. Om daar een goed ant-
woord op te geven, is een nieuwe garde nodig. Die zorgt voor een 
frisse blik en andere benaderingen.’
 MH ‘Het zijn opgaven die vakmatig interessant zijn, maar 
ook problematieken om je als mens toe te verhouden. Dat vergt wat, 
ook van deze jonge makers. En de eerste jaren na afstuderen zijn 
sowieso best ingewikkeld. Ook daarom is het bestaan van de talen-
tontwikkelingsbeurs van belang. Het biedt naast geld en tijd, ruimte 
voor focus, mogelijkheden om je zichtbaar te maken en kansen om 
samenwerkingen en connecties aan te gaan.’
 EMG ‘Een van de belangrijke waarden van de beurs is dat 
talent elkaar ontmoet. Zo kunnen ze samen vooruit bewegen; dat 
geeft vertrouwen. Talent is vaak de voorhoede omdat ze nog een 
bepaalde onbevangenheid hebben. Ze kijken met hoop naar de toe-
komst en treden deze met lef en vrijheid tegemoet. Ik vind dat heel 
mooi om te zien.’

INLEIDING
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WAT KENMERKT DEZE MAKERS?

 MH ‘Die hoop die Esther benoemt, is zeker opvallend. Deze 
makers schetsen geen dystopische toekomst. Ze beseffen dat ze 
leven en werken in een ingewikkelde tijd, maar willen niet stilstaan en 
bewegen juist mee op de golven. Het collectief is daarbij belangrijk. 
Daarom heeft het inhoudelijk programma ook de titel Dancing with 
Trouble gekregen. Ieder kiest zijn eigen ritme, maar het gebeurt wel 
samen.’
 EB ‘Veel makers zijn bezig met persoonlijke thema’s als 
identiteit, queer community en diaspora, maar ook met de huidige 
crises in de wereld en de effecten daarvan op klimaat, veranderend 
landschap, beschikbare landbouwgronden en migratie. Wie heeft 
het recht bepaalde ruimte te claimen? Dat is een reële vraag in fy-
sieke maar ook in filosofische en culturele zin. Ontwerp en onder-
zoek bevragen deze status quo door op nieuwe manieren te kijken 
naar het bestaande.’
 MH ‘De geleefde ervaring staat vaak centraal. Hoe kun je 
die doorgeven? Dat gebeurt bijvoorbeeld door de inzet van techno-
logie, zodat de gebruiker – het publiek – zich kan inleven in de ander, 
ervaringen kunnen worden gedeeld en gemeenschappen kunnen 
worden gebouwd. Het creëren en waarderen van andere vormen 
van kennisoverdracht heeft daarin de aandacht.’
 EMG ‘Kenmerkend aan deze groep opkomende makers is 
wat mij betreft ook de holistische benadering en de verbinding die 
zij zoeken met de omgeving en de toekomst. Je ziet dat de ontwer-
pers werken aan het vormgeven van relaties en verbanden. Het fy-
sieke object lijkt vaak een bijzaak; het gaat vooral om het in gang zet-
ten van dialoog of verandering.’
 EB ‘De nadruk ligt vaak op het proces en het experiment, 
er is minder focus op een einddoel of -product. Daarbij valt op dat 
deze talenten allemaal zeer adaptief bewegen in de huidige tijden 
van transitie.’

BRENGT DAT OOK UITDAGINGEN MET ZICH MEE?

 EMG ‘Het ontbreken van een tastbaar eindresultaat kan het 
lastiger maken om een verhaal over te brengen. Een beeld spreekt 
natuurlijk duizend woorden. Projecten rond complexe vraagstukken 
zijn vaak nog moeilijk in taal te vatten, voor sommige onderwerpen 
bestaat simpelweg nog geen vocabulaire.’   
 EB ‘Misschien is het ook makkelijker om aan een idee te 
werken en is het in deze fase van je praktijk nog moeilijk om stelling 
te nemen en dat te concretiseren in een product dan wel een eind-
punt. Anderzijds is dit wellicht ook een kwaliteit van de nieuwe gar-
de!’

DENKEN JULLIE DAT DIE OPKOMST VAN HYBRIDE PRAKTIJKEN 
GEVOLGEN HEEFT VOOR DE TOEKOMST VAN HET ONTWERPVELD 
TEN OPZICHTE VAN BEELDENDE KUNST?

 EMG ‘De link met beeldende kunst is eigen aan de Neder-
landse ontwerpsector. Ontwerpers worden vaak nog opgeleid aan 
kunstvakopleidingen waar artistieke expressie centraal staat. Het is 
dan ook niet gek dat de grens tussen ontwerp en beeldende kunst 

soms dun is. Wat ik een spannendere ontwikkeling vind, is dat steeds 
meer makers zich in heel andere vakgebieden verdiepen, zoals biolo-
gie of geologie. Dit leidt tot samenwerkingsprojecten waarin de ont-
werper vaak de spil is.’
 EB ‘Ontwerpers en kunstenaars werken veel meer interdis-
ciplinair en vakoverstijgend, ze ontwikkelen zich sneller dan de on-
dersteunende systemen. Dat is ingewikkeld in het werkveld. Fondsen 
bijvoorbeeld hebben vaak toch de behoefte makers op disciplines in 
te delen. Maar ook als je in opdracht werkt, kan het lastig zijn als je 
een complexer profiel hebt.’
 EMG ‘Inderdaad, een hybride praktijk is moeilijker in een 
hokje te plaatsen. Zeker binnen de geïnstitutionaliseerde wereld is 
het soms nog moeilijk voor deze praktijken om een plek te vinden. De 
makers staan voor vragen als: Hoe claim ik mijn positie in het veld? 
Hoe toon ik de relevantie van mijn werk? En hoe krijg ik mijn werk 
gefinancierd? Voor ontwerpend onderzoek, iets wat geen voorbe-
dacht eindresultaat kent, is dat vaak best lastig. Welke opdracht-
gevers durven ruimte te geven aan experiment? De makers moeten 
goed nadenken wie ze uit de industrie en uit andere disciplines bij 
hun werk betrekken.’

HET PROGRAMMA DANCING WITH TROUBLE HEEFT VIJF THEMA’S. 
KUNNEN JULLIE DIE TOELICHTEN?

 EMG ‘Wij zagen vijf verbindende thema’s die leidend zijn voor 
de verschillende presentaties, performances en talks gedurende de 
Dutch Design Week 2022. Het thema Sensing Forward heeft be-
trekking op de toenemende erkenning voor gevoelens en ervaringen 
als een waardevolle en geldige bron van kennis. Een mooi voorbeeld 
is het werk van productontwerper Boey Wang die zich afvraagt hoe 
je kunt ontwerpen vanuit tast en voelen. Beyond Bodies gaat over 
het niet langer centraal stellen van de mens en het leren luisteren 
naar de natuur en andere entiteiten. Zo laat Dasha Tsapenko een 
glimp van het geklede lichaam in de toekomst zien, door te onder-
zoeken hoe we ons kleden als onze kledingstukken levende wezens 
zijn. Relating to Land(scapes) stelt ons toekomstige landschap cen-
traal, en de nieuwe vaardigheden en het gedrag dat we moeten ont-
wikkelen om te leven en navigeren met elkaar. Lieke Jildou de Jong 
keek bijvoorbeeld naar het beste dieet voor onze bodem. Longing to 
Belong agendeert het gevoel van onthechting waarmee veel men-
sen in deze hyperindividualistische tijd kampen. Wat is de beteke-
nis van ‘je thuis voelen’ en hoe kunnen ontwerpers bijdragen aan een 
gevoel van saamhorigheid?’ In Power to the Personal tot slot, staan 
de praktijken centraal waarin persoonlijke verhalen een belangrijke 
rol spelen.
 MH ‘De vijf thema’s zijn een weergave van het gevoel en de 
beweging die deze groep ontwerpers en makers laat zien. Het is bij-
zonder om zoveel nieuwe ideeën bij elkaar te zien en stemt optimis-
tisch dat de groep ook uit veel makers bestaat die eerder niet wer-
den vertegenwoordigd in de sector.’
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ADAM CENTKO

Al tijdens zijn studie Interactive/Media/Design (IMD) 
aan de Koninklijke Academie van Beeldende Kunsten organi-
seerde Adam Centko een jaarlijks guerrillafilmfestival in de 
duinen van Den Haag: Sand Nudes. De gevestigde filmfesti-
vals nemen zichzelf in zijn ogen een tikje te serieus, met een 
selectiebeleid waarbij je al met een bekende producer moet 
werken om binnen te komen en het onderwerp niet te luchtig 
mag zijn. Zijn bad cinema appreciation society pakt dat heel 
anders aan: iedereen mag meedoen, en de fun factor staat 
hoog in het vaandel – hoe kun je mensen anders motiveren 
om aan cinema te beginnen? 

Het initiatief komt voort uit Centko’s fascinatie voor 
bewegend beeld en alle parallelle realiteiten die je daarmee 
kunt creëren. De installatie waarmee hij afstudeerde, Silicon 
Sights, verkent de grensovergang tussen fysieke landschap-
pen en hun digitale replica’s, en hoe mensen zich in beide werelden 
bewegen. Dit project liet al zien hoe de digitale wereld afhankelijk is 
van de energiebronnen en technieken die wij eraan toewijzen. Ge-
boeid door de infrastructuur achter het scherm, besloot Centko zijn 
onderzoek te verdiepen. Hij werkt aan de documentaire Invisible In-
frastructures: ‘We hebben het altijd over “the cloud”, wat heel ro-
mantisch klinkt. Maar in feite is dat een mooi woord voor gigantische 
datacenters.’

Hij ging achter de feiten aan: ‘Hoeveel elektriciteit is er no-
dig voor een Instagram-post? En waar komt die elektriciteit van-
daan?’ In antwoord op die laatste vraag bezocht hij een kolenmijn in 
Duitsland. Hij dook in de silicium kristallen waar microchips van zijn ge-
maakt. Maar besloot gaandeweg ook de zachte waarden erbij te be-
trekken. ‘Die kristallen zijn niet alleen cruciaal om de digitale techniek 
te laten werken, maar hebben kennelijk ook helende eigenschappen 
voor de mens.’ In het verlengde daarvan liet Centko de techniek bijna 

helemaal los op een off-grid reis door het oerwoud van Malei-
sië. Bijna, want hij nam wel een camera mee om de droomwereld 
vast te leggen die hij in het echt om zich heen zag. 

Bij een cursus aan het Berlin Art Institute over NFT’s, 
onderzocht hij weer een heel andere kant van het digitale 
spectrum. Zo beweegt Centko voortdurend heen en weer tus-
sen het digitale domein en het fysieke, in een poging de waar-
de van beide te vangen. Zijn laatste werk, Garden of Aether in 
opdracht van Slagwerk Den Haag, onderzoekt de impact van si-
mulatie. Een zelfgebouwde computer laat een autonome came-
raman zijn eigen digitale leven leiden – tot het te veel wordt en 
de simulatie crasht. ‘Anders dan bij video laat je bij simulatie de 
controle los, die geef je aan de computer. Daarmee wordt het 
een soort videogame die zijn eigen spel speelt.’
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 Architect Alexander Beeloo groeide op bij de Nieuw-
koopse Plassen, in Zuid-Holland. Het afgelopen jaar onder-
zocht hij, tegen de achtergrond van grote vraagstukken van 
dit moment zoals bodemdaling, CO2-uitstoot en de materi-
aaltransitie in de bouw, toekomstbestendigheid van dit ge-
bied als mogelijk productielandschap voor bouwmaterialen. 
‘De dualiteit van deze plek spreekt me aan: Er is agrarisch ge-
bied en natuurgebied waarin riet wordt geoogst, dat wordt 
gebruikt voor dakbedekking en gevelbekleding. Door al deze 
functies en processen te bestuderen, kun je een passend 
antwoord geven op lokale vraagstukken.’ Beeloo’s antwoord 
in het kort: Leg een mozaïeklandschap aan met gemengde 
functies, waarin ruimte is voor veeteelt, natuur, ‘natte teelt’ 
van riet en lisdodde, en de verwerking van deze lokale gewas-
sen tot bouwmaterialen.
 Tijdens zijn onderzoek keek Beeloo steeds ook kri-
tisch naar zijn eigen rol: Hoe kan ik me, als architect, verhouden tot 
dit vraagstuk (dat aan zoveel grote thema’s raakt)? Hoe kan ik de 
mogelijkheden van dit gebied verbeelden zodat ik iedereen – bewo-
ners, opdrachtgevers, boeren – meekrijg in de verandering die no-
dig is? ‘Ik zie het als mijn verantwoordelijkheid als ontwerper om niet 
alleen kennis te ontwikkelen maar om ook te overtuigen.’ 

  Zo toonde Beeloo tijdens een expositie in Nieuw-
koop materiaalstudies van onder andere lisdodde, riet en 
hennep – materialen die lokaal kunnen worden verbouwd en 
bewerkt: ‘Wanneer mensen zo’n materiaal kunnen voelen en 
ruiken, ontstaat er een gesprek. Je merkt dan dat mensen 
openstaan voor verandering en experiment.’ Naast het ma-
teriaalonderzoek werkt Beeloo aan een ontwerp voor een 
uitkijktoren opgetrokken uit lokale bouwmaterialen. ‘De to-
ren is een illustratie van mijn onderzoek. Niet alleen komen 
lokale materialen erin terug, ook kun je vanuit de toren kij-
ken naar het nieuwe landschap, zoals ik me dat voorstel.’
  De komende tijd wil Beeloo zich explicieter richten 
op zijn profilering als architect. Bij voorkeur is hij nauw be-
trokken bij de bouw van zijn ontwerpen en werkt hij op ver-
schillende schalen: van het landschap in zijn totaliteit tot de 
schaal van materiaalgebruik en het architectonische detail. 
De vrijheid en autonomie die Beeloo ervoer afgelopen jaar 
mogen ook onderdeel worden van zijn identiteit: ‘Als je niet 
in opdracht werkt, kun je onbevooroordeeld naar een ont-
werpvraagstuk kijken en naar alle betrokken partijen luis-
teren. Ik hoop dat ik die open, onderzoekende houding kan 
vasthouden in toekomstige opdrachten.’
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 Tijdens haar masterstudie aan de Royal London 
School of Art realiseerde Ameneh Solati zich dat een archi-
tectuurpraktijk ook kan bestaan uit het door een ruimtelijke 
lens naar de wereld kijken. Ze besloot als onafhankelijk on-
derzoeker verder te gaan. Voor haar onderzoek maakt ze 
gebruik van verschillende disciplines: van architectuuront-
werp tot film en beeldende kunst, van lesgeven tot schrijven 
en redactionele werkzaamheden. ‘Mijn praktijk is gericht op 
het onthullen van ruimtelijke kennis die in een meer traditio-
nele architectuurpraktijk niet wordt geactiveerd.’
 Solati zet die disciplines in om verhalen te ver-
tellen, om nieuwe inzichten en perspectieven op urgen-
te vraagstukken te verwerven. ‘Als ik terugkijk op alles wat 
ik tot nu toe heb gedaan, gaat mijn werk over alternatieve 
manieren van leven. Ik onderzoek hoe mensen leven die, gewild of 
ongewild, buiten de maatschappij vallen, die zich proberen te ont-
trekken aan wat maatschappelijk acceptabel wordt gevonden en be-
staande systemen die dominant, extractief of uitbuitend zijn, probe-
ren te weerstaan.’
 In eerste instantie zond Solati een voorstel in voor een on-
derzoek naar alternatieve, culturele productie in Europa en meer 
specifiek Nederland. ‘Maar ik besloot mijn aandacht te verleggen 
naar een ander project waar ik in dezelfde periode aan werkte en dat 
momentum kreeg. Dat is in essentie vergelijkbaar, maar speelt zich 
in een totaal andere context af. Het gaat over de Mesopotamische 
moeraslanden in Irak en de manier waarop de inheemse bewoners 
en het milieu er gedurende een geschiedenis van duizenden jaren 
zijn onderdrukt. De meeste moerassen werden begin jaren negentig 
drooggelegd. Het gebied kampt nu met catastrofale problemen als 
gevolg van waterpolitiek en klimaatverandering. De moerassen zijn 
een waterrijk gebied in het zuiden van Irak. Het was een uniek eco-
systeem, huis van de inheemse bevolking en diverse niet-menselij-

ke soorten. Ik richt me op hoe machtsdynamiek en verzet in 
perifere omgevingen worden uitgespeeld om nationale ver-
halen uit te dagen. Mijn onderzoek gaat over de vraag hoe 
thema’s als verzet, overheid, samenleving, gender, produc-
tie en ecologie beter kunnen worden begrepen in de con-
text van dit specifieke gebied.’
  Solati werkt inmiddels als redacteur voor het onli-
neplatform Failed Architecture en begon het afgelopen jaar 
met lesgeven aan de Rietveld Academie in Amsterdam en de 
Design Academy in Eindhoven. ‘Naast het onderzoek, heb ik 
het lesgeven ontwikkeld en gewerkt aan mijn schrijf- en re-
dactievaardigheid. De talentontwikkelingsbeurs gaf me de 
vrijheid om in te gaan op de bronnen en kansen die op mijn pad 
kwamen, maar deze ook voor mezelf te creëren. De volgen-
de stap is een veldonderzoek in Irak en uitvinden wat de bes-
te manier is om op alle onderzoeksresultaten te reageren.’
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Anastasia Eggers heeft zich altijd al afgevraagd hoe 
ons complexe voedselsysteem werkt. Met Migrating Sea-
sons, haar onderzoek naar migrerende seizoensarbeid, de 
fragiliteit en complexiteit van het voedselsysteem en de geo- 
politiek, komt ze dichter bij een antwoord. Ze nam de Ne-
derlandse landbouw- en voedselcultuur als startpunt. ‘Het 
onderwerp is voor mij een manier om iets over de wereld te 
zeggen. We leven in een “post-seizoenenwereld”, want al-
les is het hele jaar verkrijgbaar. Het verbouwen, oogsten en 
consumeren van voedsel is niet meer afhankelijk van natuur-
lijke factoren.’ 

Je zou haar een actieonderzoeker kunnen noemen: 
‘Ik participeer in mijn eigen onderzoek om mijzelf vertrouwd 
te maken met de context.’ Zo werkte Eggers voor dit pro-
ject tijdelijk in een groentekas in het Westland waar ze men-
sen interviewde en de oogst in het hoogseizoen, de over-
gang naar het winterseizoen en de voorbereiding op weer een nieuw 
seizoen op film vastlegde.

Het tastbare resultaat van haar participerende onderzoek 
is onder andere de uitgave van een hedendaagse interpretatie van 
de traditionele boerenalmanak, een kalender waarop wordt gedo-
cumenteerd wat gedurende het jaar in de landbouw nodig is, zo-
als kennis over de zaaitijd, getijdetabellen en weersvoorspellingen. 
Door de wereldwijde handel en de modernisering van de technolo-
gie binnen de landbouw, raakte deze almanak ‘uit de mode’, samen 
met de rituelen en vieringen rondom de oogst. Eggers’ boerenal-
manak moet hier nieuw leven inblazen door nieuwe seasonal nar-
ratives te vertellen en inzichtelijk te maken wat voor ons verborgen 
blijft binnen het voedselsysteem. Want wie zijn de betrokken partij-

en, hoe werkt de migratie van seizoenarbeiders en voed-
sel, en hoe zit het met de onderlinge afhankelijkheid van in-
ternationale handelsrelaties? Op een tijdlijn in de kalender 
licht ze thema’s uit die onderwerp zijn van nieuwe, specu-
latieve rituelen rondom de oogst. Zoals een ritueel om de 
gezamenlijke oogst te vieren, of de overdracht van de au-
bergineoogst van het Westland naar het de andere groot-
ste aubergine-exporteur van Europa in het Spaanse Alme-
ria, gevisualiseerd met een Olympische fakkel als metafoor.

Op verschillende momenten in haar onderzoek 
werkt Eggers samen, zoals met dr. Clemens Driessen van 
de Universiteit Wageningen die onderzoek doet naar de ge-
schiedenis en toekomst van het Westland, en met grafisch 
ontwerper Benjamin Sporken die haar adviseert over de 
grafische laag in de boerenalmanak.
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 Angeliki Diakrousi studeerde architectuur in Grieken-
land en Experimental Publishing aan het Piet Zwart Institute in 
Rotterdam. Ze bouwt vanuit haar interesse in de sociale aspec-
ten van technologie en design aan een interdisciplinaire prak-
tijk. ‘Ik ben geïnteresseerd in de politiek van sociale media en 
hoe deze digitale infrastructuur zich verhoudt tot de fysieke, 
publieke ruimte van de stad. De manier waarop die ruimtes zijn 
ontworpen, werkt vaak beperkend. Mensen hebben verschil-
lende manieren om de wereld te begrijpen, ik geloof erin dat 
die verschillen in de stad en online moeten kunnen bestaan. Het 
bedenken en verbeelden van andere, techno-sociale toekom-
sten, dat is waar ik me – samen met Varia, de collectieve prak-
tijk in Rotterdam waar ik deel van uitmaak – mee bezig houdt.’ 
 De afgelopen periode werkte ze aan twee projecten. 
Hunting Mosquitos gaat over de inzet van de Mosquito in Rot-
terdam om te voorkomen dat jongeren in de publieke ruimte 
rondhangen. ‘Het is allereerst een sociaalpolitiek vraagstuk dat 
ik vanuit een artistiek onderzoek benader.’ Het tweede project is een 
collectief onderzoeksproject van een groep, overwegend Griekse, 
performers, kunstenaars en architecten. ‘WordMord gaat over taal, 
code en trauma. Hiervoor ontwikkelen we performatieve acties en di-
gitale tools, scripts en programmeerexperimenten. Ons onderzoek 
beweegt tussen taal, kunst en technologie. We vragen aandacht voor 
het geweld in de Griekse taal. Dat gaat niet alleen over de gesproken 
taal, maar ook over de technologische taal, de code, die de bias die in 

de gesproken mensentaal bestaat, soms reproduceert.’ 
  Diakrousi gebruikte haar ontwikkeljaar vooral om 
te reflecteren op haar positie als onderzoeker en maker en de 
manier waarop ze haar praktijk vorm wil geven. Ze bezocht uit-
gebreid de Documenta in Kassel, waar ze veel leerde over col-
lectief werken. En in Londen gaat ze onder meer op bezoek bij 
de onderzoeksgroep Forensic Architecture. ‘In Kassel spra-
ken we bijvoorbeeld over hoe je kunt omgaan met gezamenlij-
ke budgetten.’ Ondertussen experimenteert ze met verschil-
lende presentatievormen. Voor Hunting Mosquitos organiseert 
ze bijvoorbeeld wandelingen langs plekken in Rotterdam, Oslo 
en Amsterdam, om deelnemers de impact van de technologie te 
laten ervaren. Ze gaf workshops tijdens het tweejaarlijks festi-
val Art Meets Radical Openness (AMRO) in Linz, Oostenrijk. En 
eind dit jaar neemt ze deel aan een groepstentoonstelling in 
Tent, Rotterdam.
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Haar afstudeerproject als landschapsarchitect ging 
over giftig slib in de Schelde, en wat je daarmee kunt doen. 
Het leidde tot haar aanvraag voor een talentontwikkelings-
beurs, en daaropvolgend een jaar waarin Anne Nieuwenhuijs 
zich verdiepte in grondstoffen en hun eigenschappen. 

‘Het was een jaar dat ging over geduld én verdie-
ping,’ vat Nieuwenhuijs samen. ‘Ik raakte namelijk steeds 
meer geïnteresseerd in de kleinste deeltjes van de aarde. 
Daarom wilde ik ook een cursus chromatografie doen, waar-
in je een techniek leert die mengsels van verschillende stof-
fen kan scheiden. Maar die cursus werd door corona steeds 
verzet, dus toen ben ik zelf met emmers en slib in de weer 
gegaan. Dat slib heb ik in bakjes gedaan in mijn studio. Ik ga 
het nog met een microscoop bekijken, om nóg verder in te 
zoomen, maar ook nu al kan ik experimenten uitvoeren. Wat gebeurt 
er als je zaden toevoegt? Of andere stoffen? Hoe droogt dat slib op 
en wat ís het dan als het geen slib meer is? Mijn hele werkplek staat 
vol met bakjes.’

Het is een vorm van kennis over de aarde die ze niet bij haar 
opleiding meekreeg. Natuurlijk leerde Nieuwenhuijs tijdens haar stu-
die over veen- en kleigrond en over zand. ‘Maar wat dat écht bete-
kent leer je niet. Hoe ziet die samenstelling eruit? Wanneer is klei 
geen klei meer, en hoe gaan die deeltjes zich dan gedragen? Er is bij-
voorbeeld een bepaald soort giftig slib uit de Schelde dat prachtig 
glazuur voor kunstwerken oplevert. Er zijn kunstenaars die er spe-
ciaal naar op zoek gaan. Dat inspireerde me en die inspiratie kwam 
terug in de keramiekcursus die ik deed: daar ging ik ook mengen. Ik 
kreeg “pure” studioklei om iets mee te maken, maar ik voegde er 
zand aan toe. Vanuit de gedachte: Hoe gedraagt de ene grondsoort 

zich ten opzichte van de andere?’
Er valt ongelooflijk veel te ontdekken en Nieuwenhuijs 

gaat dat doen, op haar eigen voorwaarden. ‘Ik merk dat ik door 
te experimenteren, door te bestuderen en te noteren, steeds 
preciezer weet hoe ik mijn experimenten wil uitvoeren en ik 
voel me daarbij gesteund door het Stimuleringsfonds.’ 

Bovenal wil ze haar experimenten zonder oordeel uit-
voeren. Dus niet: Waar vind ik de grondsoort die het meest 
geschikt is voor een park? Maar rustig kijken wat de potjes in 
haar studio zelf doen. Luisteren, dat zou je ook kunnen zeg-
gen. Eerst luisteren en kijken naar die kleine deeltjes, daarna 
pas terugpraten.
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Hanneke Klaver en Tosca Schift maken werk op het 
snijvlak van ontwerp, performance en film. Ze ontmoetten 
elkaar op de kunstacademie ArtEZ in Arnhem, waar ze bei-
den afstudeerden in de richting Product Design. Klaver en 
Schift zijn onafscheidelijk en opereren onder de naam Ant 
Eye. Klaver: ‘De objecten die we maken zijn niet functioneel, 
het is anti-design. Omdat we ‘anti’ te negatief vonden klin-
ken, kozen we een woord dat je anders schrijft maar bijna 
hetzelfde uitspreekt. Een mierenoog ziet details, bekijkt iets 
telkens vanuit een ander perspectief.’ 

De kunst van Ant Eye laat zich het best omschrijven 
als speels, absurdistisch en enigszins magisch. Het span-
ningsveld tussen het alledaagse en het onwerkelijke staat 
centraal en vormt het vertrekpunt naar een fantasierijke wereld. 
Schift: ‘De objecten die we maken worden door ons belichaamd en 
komen zo tot leven. Door letterlijk in ons werk te kruipen – en ermee 
te experimenteren – vinden we invalshoeken die ons meer leren over 
wat de rol van ontwerp zou kunnen zijn.’ Zoals een omgebouwde rij-
dende en vliegende wasmachine die sokken ‘opeet’. Dit personage 
speelt de hoofdrol in Sock Monster. Deze dertien minuten produc-
tie – de eerste korte film die Klaver en Schift voor een filmfestival 
maakten – ging begin april 2022 in première op het Go Short - Inter-
national Short Film Festival in Nijmegen. Klaver: ‘Voor ontwerpers is 

een object vaak het eindproduct. Bij een presentatie staat 
het op een sokkel met een korte omschrijving erbij. Bij per-
formance en film begint het juist met het object. Door tijd, 
sfeer, geluid en interactie schep je meer ruimte voor het 
verhaal van het object.’ 

Afgelopen jaar werd Ant Eye ondersteund door 
filmmaker Douwe Dijkstra en designtheoriedocent Rana 
Ghavami. Een ontdekkingsreis die Klaver en Schift, al le-
zend, lerend en kijkend, op het pad van het magisch-re-
alisme bracht. Schift: ‘De ambiguïteit – het gegeven dat 
iets verschillende waarheden en verhalen kan bevatten – 
spreekt ons enorm aan. Wij zoeken niet naar één essentie 
of betekenis, maar naar meerstemmigheid. We willen de kij-
ker uitdagen om zelf betekenis te vinden. Dat het werk dan 
niet altijd op het eerste oog te plaatsen is, is niet erg. Deze 
schuring willen we nog meer gaan opzoeken.’
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Social Designer Axel Coumans (Atelier Coumans) studeer-
de aan de Design Academy Eindhoven. In zijn praktijk benadert hij 
ecologische thema’s vanuit verschillende sociale contexten en een 
niet-menselijk perspectief. Luisteren is volgens hem een van de be-
langrijkste vaardigheden voor een social designer. In zijn werk staan 
bomen centraal; van de plataan op het terrein van zijn eigen werk-
plek, tot de oerbossen van Polen.

AXEL COUMANS
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Nicola Baratto en Yiannis Mouravas studeerden aan 
het Sandberg Instituut toen ze ontdekten dat hun interes-
segebieden goed op elkaar aansloten. Terwijl Baratto werk-
te vanuit dromen en droomlandschappen, richtte Mouravas 
zich op archeologie. Dat gaat heel goed samen, bewezen 
ze in een aantal bijzondere onderzoeksprojecten. Inmiddels 
werken de twee al jaren als Baratto&Mouravas. Ze ontwik-
kelen momenteel hun vierde researchproject, Zolfo Rosso. 

Overblijfselen uit vervlogen tijden vormen zowel het 
uitgangspunt als de inspiratiebron voor het duo. Denk aan 
een scheepswrak, een zuil, een woestijn, een oude landkaart. 
Wat is erover bekend? Wat voor betekenis heeft het vanuit 
historisch, archeologisch en sociaal oogpunt? En wat kun je je bij die 
bevindingen nog meer voorstellen? Met behulp van archieven, his-
torische artefacten en een poëtische blik begint het duo aan hun  
Archaeodreaming; een multidisciplinaire methodologie die archeolo-
gie combineert met het maken van droomlandschappen. 

Mouravas: ‘In de archeologie heb je niet altijd te maken met 
vaststaande feiten; er wordt veel gebruikgemaakt van aannames.’ 
Baratto: ‘De nacht is een bijzonder tijdvak om dingen te overdenken. 
In je dromen maak je verhalen die overdag niet kunnen ontstaan. Ik 
noem dat re-imagine. Je kunt jezelf daarin trainen. Daar komen vaak 
waardevolle verhalen en beelden uit. Die integreren we in ons werk.’ 

Baratto en Mouravas: ‘Wat ons betreft doen archeologen en 
dromers hetzelfde: ze verbinden verleden, heden en toekomst. Een 
archeoloog graaft iets op uit het verleden, brengt het naar het he-
den, en projecteert de waarde ervan in de toekomst. In dromen graaf 
je in je herinneringen. Met de beelden die ontstaan, creëer je een 
scenario waarin verleden, heden en toekomst in elkaar overlopen. Wij 

verwerken de beelden van de archeoloog en de dromer, en 
scheppen zo een geschiedenis voor ons toekomstig publiek.’ 

Momenteel werkt het duo dus aan Zolfo Rosso, een 
Archeodroom-project dat uiteindelijk vorm zal krijgen in een 
16mm-filminstallatie. Baratto: ‘De film speculeert over de 
totstandkoming van een ondersteboven getekende wereld-
kaart uit de twaalfde eeuw. We volgen in eerste instantie de 
geograaf en verweven deze historische zoektocht met het 
werk van een jonge filmmaker die in het heden leeft.’ Mou-
ravas: ‘In onze ogen staat deze kaart symbool voor radicale 
verschuivingen op het gebied van ideologie, macht, percep-
tie en de verhalen die de geschiedschrijving bepalen. Geïn-
spireerd door de wereldkaart draaien het onderzoek en de 
film ook om de zoektocht naar het “rode zwavel”; een alche-
mistische materie die de verkenning van het onbekende ver-
tegenwoordigt, en onbereikbaar en onzichtbaar is.
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Bio-designer Basse Stittgen rondde de master social 
design aan de Design Academy in Eindhoven af. Hij is afkomstig 
uit Duitsland en woont in Amsterdam, de stad waar hij zich het 
afgelopen jaar onder meer richtte op het project Fluid Dia-
logues. In het kader van veertig jaar HIV in Nederland sprak  
Stittgen mensen uit verschillende gemeenschappen. Wat was 
de impact op hun leven toen de diagnose werd gesteld? En 
met welke vooroordelen kregen ze te maken? 

Naast deze verhalen voorzagen ze Stittgen en Jennifer 
Struikenkamp, de microbioloog met wie hij samenwerkt, van ander, 
zeer persoonlijk materiaal: hun bloed. Uitvergroot onder de micro-
scoop, gefilmd en gecombineerd met de woorden van de geïnter-
viewden geeft het, gevat in een installatie, een indringend beeld 
van omgaan met een auto-immuunziekte die nog niet zo lang gele-
den dodelijk was. Het werk, in augustus 2022 bij de Amsterdamse Stope-
ra te zien als onderdeel van de tentoonstelling House of HIV, maakte  
Stittgen met steun van het Stimuleringsfonds. Enthousiast zegt hij: ‘Het 
idee was er al, door de talentontwikkelingsbeurs kreeg ik de kans om er 
verder mee aan de slag te gaan.’

Hetzelfde geldt voor Recombined Wood, een project waar-
in hij onderzoekt hoe hij van twee reststoffen uit de papierindustrie 
een nieuw product kan maken. ‘De eerste is lignine, een bruine sub-
stantie die in hout de cellulosevezels samenplakt. Vanwege de kleur 
wordt het bij de fabricage van wit papier niet gebruikt. Dit compo-
nent wil ik combineren met de cellulosevezels in papier die na een 
aantal keren recyclen te kort zijn geworden om er nogmaals papier 
van te maken.’ 

Momenteel bevindt hij zich nog volop in de research- 
en ontwikkelfase. ‘Nieuwe machines en productietechnieken 
uitproberen, meekijken in een papiermolen, mijn kennis ver-
groten door samenwerking met scheikundigen. Ik heb een 
sterke behoefte om naar het bos gaan. Ik vind dat ik nu nog 
te los sta van het originele materiaal.’

Stittgen licht toe waar het in zijn werk als bio-de-
signer om draait: ‘Hoe kan ik me verbinden met hetgeen ik 
maak? Met de toepasbaarheid van objecten houd ik me niet 
zozeer bezig. Het gaat mij om het verhaal. Waar komt een 
product dat wij gebruiken vandaan? Ik wil uitvinden wat het 
proces is, die stappen kunnen herleiden. Om zo de wereld 
waarin we leven iets beter te begrijpen.’
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Grafisch ontwerper Benjamin McMillan studeerde 
in 2020 af aan de ArtEZ in Arnhem. Afgelopen jaar werkte 
hij aan zijn project Full Auto Foundry. ‘Ik onderzoek daarin 
hoe automatisering kan worden ingezet om nieuwe letters en 
lettertypen te ontwikkelen. Ik organiseer workshops waarin 
nieuwe lettertypen worden ontworpen, die vervolgens au-
tomatisch worden omgezet naar een digitaal bestand. Het is 
een soort rondzwervende lettermakerij geworden.’ 

McMillan is zelf niet opgeleid als letterontwerper. ‘Ik 
vroeg me af wat ik – als relatieve amateur – zou kunnen bij-
dragen aan het traditionele vakmanschap van het letteront-
werp.’ Tegelijkertijd was hij gefascineerd door de auto-cor-
rectiefunctie op zijn telefoon. Het idee dat een machine 
suggesties doet en daarmee een rol kan spelen in hoe je je 
zinnen formuleert. ‘Ik wilde onderzoeken hoe het automatisch gene-
reren van woorden – of in dit geval vormelementen – zou werken in 
de context van de typografie. Het idee is dat je als het ware struike-
lend tot een letterontwerp komt. Je schetst en krabbelt wat en uit-
eindelijk verschijnt er een letter A of de H of misschien de X of het 
blijft chaos.’ De automatisering beïnvloedt zowel het maakproces, als 
de esthetiek van de uiteindelijke letterontwerpen.

Hij automatiseerde het letterontwerpproces op twee ma-
nieren. Hij ontwikkelde analoge tools die in de workshop worden ge-
bruikt om nieuwe letters te tekenen. In eerste instantie waren dat 
sjablonen, in vele verschillende variaties en formaten, maar hij werkt 
nu met beeldend kunstenaar Tjobo Kho ook aan een serie grote te-

keningen, waar workshopdeelnemers elementen van kunnen 
overtrekken, die vervolgens weer tot nieuwe letters kunnen 
leiden. ‘De sjablonen en tekeningen automatiseren in zeke-
re zin het schetsproces, je kunt ze eindeloos reproduceren 
met steeds hetzelfde resultaat. Het is een eenvoudig middel 
dat een bepaalde mate van amateurisme aan het ontwerp-
proces toevoegt en het tegelijkertijd versnelt.’ De digitale 
automatisering bestaat uit een script dat McMillan schreef, 
dat ervoor zorgt dat de handgetekende tekeningen auto-
matisch worden omgezet in een digitaal lettertype. ‘De ma-
chine is in feite een scanner die is aangesloten op een klei-
ne computer. Zodra de tekeningen zijn gescand, doorlopen 
de letters een digitaliseringsproces en worden vervolgens 
automatisch geüpload naar de website fullautofoundry.com.’

McMillan wil met de Full Auto Foundry-workshops 
verschillende kunstopleidingen in Europa aan doen en on-
derzoekt daarnaast of andere ontwerpers het platform in 
hun ontwerp- of onderwijspraktijk kunnen toepassen. On-
dertussen bouwt hij zijn freelancepraktijk verder uit en 
werkt als assistent mee aan de totstandkoming van de tijd-
schriften Metropolis M en McGuffin.
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In zijn comic Job 100, vraagt ontwerper en kun-
stenaar Boey Wang aandacht voor de honderd meest ge-
negeerde beroepen van China. Van de straatkapper tot de 
persoon die je voorruit schoonmaakt bij het stoplicht. Elke 
pagina toont één beroep in één tekening. Het boekje is in-
houdelijk en methodisch typerend voor Wangs werk, waar-
in aandacht voor de minderheid en een nadruk op het intuï-
tieve en illustratieve steeds terugkomen. ‘Ik bevraag hoe we 
dingen zien en begrijpen vanuit heersende maatschappelij-
ke normen en waarden. De dominantie van die normen en 
waarden, zorgt er altijd voor dat bepaalde perspectieven en 
personen worden buitengesloten en genegeerd’, zegt Wang. 
‘In mijn werk verhoud ik me het liefst tot hetgeen we negeren.’

Zo wordt, aldus Wang, de intuïtieve en niet-visue-
le zintuiglijke ervaring binnen de designwereld gemargina-
liseerd. ‘Daarmee is er geen oog voor de complexiteit van 
de menselijke ervaring en ontstaat er in feite een vorm van 
visuele discriminatie, zélfs in producten die zijn bedoeld 
voor mensen met een visuele beperking.’ Hij stelt voor om 
een multisensorisch, intuïtief perspectief op design te ontwikkelen, 
waarbij het vertrekpunt voor een ontwerp niet langer in eerste in-
stantie het zicht is.

Het afgelopen jaar werkte Wang samen met designer Si-
mon Dogger – die tijdens zijn studie aan de Design Academy zijn ge-
zichtsvermogen verloor. Hun gezamenlijke project Design beyond 
vision is zowel een onderzoeks- als onderwijsmethode; een ‘plug-
in’ voor het reguliere designonderwijs bestaande uit gastlessen en 
workshops waarbij de deelnemers worden uitgenodigd om buiten de 
gebruikelijke (visuele) kaders te denken. Dat betekent: ogen dicht! 
En dan naar het strand, een museum, of een performance opvoe-
ren. Sensory storytelling noemt Wang het: de niet-visuele zintuig-
lijke ervaring vertalen naar een visuele taal. De uitkomst is dan ide-

aliter een ‘illustratief ontwerp’ dat intuïtief leesbaar is voor 
zowel mensen met als zonder een visuele beperking. Een 
sterk voorbeeld van deze praktijk is Wangs eigen Haptics of 
cooking, een (prijswinnende) set keukengerei, waarvan het 
gebruik, zowel via de tast als via het zicht leesbaar is. Wang 
werkt momenteel aan het opschalen van de productie er-
van. Daarnaast is hij bezig met het opzetten van een merk 
dat zich specialiseert in betaalbare producten waarvan de 
schoonheid ook door mensen met een visuele beperking 
kan worden gewaardeerd. ‘Met dit merk probeer ik te ver-
trekken vanuit een neutraal perspectief, zodat de produc-
ten intuïtief toegankelijk zijn voor iedereen, onafhankelijk 
van talent of beperking.’
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‘Een letter is net zo goed een designobject als een 
stoel,’ zegt Céline Hurka. ‘Letters zijn overal en een mooi in-
strument voor expressie.’ Als klein meisje in het Duitse Karls-
ruhe was ze al bezig met kalligrafie; als student kwam ze naar 
Den Haag voor een bachelor Graphic Design en een master 
in Type and Media aan de Koninklijke Academie van Beelden-
de Kunsten. Drie jaar later is ze druk bezig met het opzetten 
van haar eigen type foundry of letteruitgeverij. Ze werkt aan 
tien fonts tegelijk, sommige in opdracht, andere op eigen initi-
atief. De talentontwikkelingsbeurs bood ruimte om haar eigen 
stijl verder te ontwikkelen en te experimenteren met nieuwe 
technologieën. Zo heeft ze een flinke slag gemaakt met Tonka, het 
variable font waar ze sinds 2019 aan werkt en dat zich ideaal leent 
voor animatie. Ze heeft er dit jaar een andere typograaf bij betrok-
ken om samen aan dat gigantische bestand te werken, dat de ge-
bruiker straks in staat stelt dikte, breedte, schuinte en grootte zelf 
aan te passen. 

De schreefloze Tonka is afgeleid van een sans-serif uit de 
jaren ’30 van typograaf Arno Drescher. Hurka laat zich graag door 
de geschiedenis inspireren. ‘Veel lettertypes zijn al eeuwenlang het-
zelfde. De populaire Garamond is bijvoorbeeld al vijfhonderd jaar ge-
leden ontworpen. Ik vind dat fascinerend en bouw daarop voort.’ De 
Dark Academia die ze in maart dit jaar heeft gepubliceerd is bijvoor-
beeld afgeleid van de sierlijke initialen uit middeleeuwse geschrif-
ten: een eigentijdse interpretatie van wat de monniken met einde-
loos geduld schilderden. Zesentwintig zwierige, bloemrijke kapitalen 
spelen met beeld versus leesbaarheid. ‘Door de beurs van het fonds 
kon ik dit type in vijf maanden maken, en 24 uur per dag met een let-
ter bezig zijn. Ik heb hierbij geëxperimenteerd met een lossere ma-
nier van ontwerpen. Ik teken mijn letters steeds intuïtiever en be-
werk ze niet op de uitgemeten pixel, maar op het oog.’

  Dark Academia heeft ze open source beschik-
baar gesteld, wat vrij uitzonderlijk is in de letterwereld; vijf-
duizend downloads laten zien hoe groot de behoefte daar-
aan is. Een ander voorbeeld is de Carmen Is Regular, die ze 
samen met Carmen Dusmet maakte voor de Solitype-fun-
draiser om vrouwen en kinderen in Afghanistan te onder-
steunen. Daarmee is Hurka niet alleen haar eigen grenzen 
aan het verleggen, maar stelt ze ook de typografische con-
venties ter discussie. Ze gaf er workshops over aan de Ko-
ninklijke Academie van Beeldende Kunsten in Den Haag en 
Konstfack in Stockholm. De autonomie die bij haar nieuwe 
praktijk komt kijken, bevalt goed: ‘Ik kijk ernaar uit om vol-
gende zomer mijn foundry met eigen projecten te lanceren.’

‘Ik
 t

e
ke

n 
m

ijn
 le

tt
e

rs
 

st
e

e
d

s 
in

tu
ït

ie
ve

r’

‘L
e

tt
e

rs
 z

ijn
 o

ve
ra

l e
n 

e
e

n 
m

o
o

i i
ns

tr
um

e
nt

 
vo

o
r 

e
xp

re
ss

ie
’

CÉLINE HURKA

34 35



 Het credo van typograaf, grafisch ontwerper, (perfor-
mance)kunstenaar en docent Charlotte Rohde is: ‘Doe waar je 
jezelf het meest tot voelt aangetrokken.’ Rohde begeeft zich 
graag in verschillende artistieke werelden. Ze groeide op in het 
Duitse Aken, studeerde in 2022 af aan het Sandberg Instituut 
in Amsterdam, heeft in dezelfde stad een praktijk voor visue-
le communicatie en onderzoek, en is geregeld in Weimar te vin-
den, waar ze aan de Bauhaus Universiteit gastprofessor Typo-
grafie en Typedesign is. Daarnaast treedt ze op. En stort ze zich 
vol overgave op alle bezigheden in het kader van de talentont-
wikkelingsbeurs: research, het zoeken van nieuwe samenwer-
kingsverbanden, ontwerpen en schrijven. Lachend: ‘Ik ben zo-
wel een werkpaard als een showpaard. In beide hoedanigheden 
heb ik het naar mijn zin.’ 
 Rohde onderzoekt op multidisciplinaire wijze de bete-
kenis van ‘het lettertype als lichaam’. Ze doet dit door de letters 
op een andere wijze te presenteren, bijvoorbeeld als een driedimen-
sionaal object of als personage in een geschreven tekst. Momenteel 
werkt ze aan een aantal poëtische mini-essays waarin ze kapitalisme 
en de dubbele boodschap aan moderne vrouwen verbeeldt. Ze licht 

toe: ‘De druk is hoog. Vrouwen moeten feministisch zijn, maar 
als ze zich te veel als leider opstellen, krijgen ze kritiek. Eigenlijk 
kunnen ze het nooit goed doen.’
  Openheid en vrijheid zijn voor Rohde kernbegrip-
pen. ‘Wat ik maak mag vragen oproepen, maar ik wil geen vra-
gen beantwoorden. Eenieder mag zelf invullen wat het betekent, 
erin zien wat zij of hij wil. Ik ben niet iemand die schreeuwt, ik 
houd me verre van discussies over ontwerp. Voor zowel mijn ar-
tistieke als mijn toegepaste werk geldt: ik wil dat het herkenbaar, 
sexy en flirting is. Aanwezig op een hete maar subtiele manier.’ 
  Afgelopen jaar wordt Rohde begeleid door de Ar-
meens-Amerikaanse filmtheoreticus, schrijver en queer Tina 
Bastajian en door David Bennewith, hoofd van Rietveld Graphic 
Design. Daarnaast voert ze feedbackgesprekken met grafisch 
ontwerper en lettergieter Jungmyung Lee. Ook is ze van plan 
om naar Amerika te gaan, om daar The Letterform Archive in 
San Francisco te bezoeken en enkele experts op het gebied 
van typografie te ontmoeten. Ze besluit: ‘Ik ben zo blij met de 
waardering van het Stimuleringsfonds, ik voel me door die er-
kenning getalenteerd. En het geeft me volop de ruimte om 
mijn praktijk verder uit te bouwen.’
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In juli 2022 reisde modeontwerper Christine Kipiri-
ri naar Burundi – haar vaderland dat zij als klein kind met haar 
ouders ontvluchtte. Ze reisde erheen om daar inspiratie op te 
doen voor haar merk Women of War. Het effect van de reis 
was anders dan voorzien. ‘Ik was nog nooit in Burundi geweest 
en ervoer een enorme cultuurschok.’ In Burundi komt veel 
tweedehands kleding uit het westen terecht. Kipiriri, die eer-
der een collectie maakte uit gerecyclede materialen, beoog-
de er dieper in die materiaalstroom te duiken. Het idee was 
ook kleding mee terug te nemen om deze in haar studio ei-
genhandig weer te upcyclen naar customized kledingstukken. 
Eenmaal in Burundi, voelde dat echter ongepast: ‘Ik wil liever toe-
voegen, dan meenemen. Het liefst zou ik iets opzetten waarmee ik 
lokaal iets kan bijdragen.’ 

Van de eerste schok bekomen, zag Kipiriri uiteraard ook 
veel moois: zo waren er de traditionele stoffen en de alomtegen-
woordigheid van handwerk en ambacht. ‘Op de markt zitten kleer-
makers op straat met hun naaimachine. De tailored kleding die zij 
maken, is natuurlijk wel voor rijkere mensen. De minder welgestel-
den dragen meestal een eenvoudige omslagdoek.’ Een directe ont-
moeting met een lokaal ambacht vond Kipiriri in een workshop weven 
met kralen van Suavis, een vrouw die andere vrouwen deze techniek 
bijbrengt en zelf tassen en onderzetters vervaardigt voor de ver-
koop. ‘Ik wil met deze techniek gaan experimenteren om te kijken 
hoe ver je ermee kunt gaan. Op den duur wil ik kralenweefsel ver-

werken in kledingstukken en accessoires voor mijn eigen la-
bel Women of War.’ Maar allereerst ontwerpt Kipiriri een jurk, 
volledig van kralen gewoven. Hiernaast wil ze met traditione-
le stof van Afritextile, een Burundese fabrikant, een jurk ma-
ken met westerse technieken zoals moulage en een corsetry. 
Op deze manier beoogt Kipiriri haar eigen dubbele identiteit 
te verbeelden. 

De reis naar Burundi resulteerde niet alleen in vragen 
over de toekomst van haar professionele praktijk, maar ook in 
een bevestiging van haar identiteit. ‘De clash was in eerste in-
stantie zo groot, maar uiteindelijk was het inspirerend om daar 
te zijn. Na een week kon ik accepteren: hier kom ik vandaan. 
Tegelijkertijd voelde ik me opeens heel westers.’
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De in Rotterdam gevestigde onderzoeker Colette 
Aliman is altijd al gevoelig geweest voor de impact van gelui-
den. Na haar afstuderen als contextual designer aan de De-
sign Academy Eindhoven, besloot ze haar gevoeligheid en 
fascinatie voor geluid in te zetten en lanceerde ze het plat-
form Sonic Recalibration Lab. Hier doet ze onderzoek naar 
het geluidslandschap waarin we ons sinds de industriële re-
volutie bevinden. Hoe ziet onze sonische cultuur er van-
daag de dag uit sinds robots, datacenters en machines onze 
soundscapes zijn binnengeslopen? Ze noemt dat Mecha- 
phony, het mechanische geluidslandschap. 

Sinds de industriële revolutie is de relatie die we 
hebben met onze sonische omgeving sterk gebaseerd op meetbaar-
heid. Wat zou er gebeuren als we onze vooroordelen over en per-
ceptie van geluid loslaten en door middel van experimenten geluid 
herdefiniëren en onze toekomstige sonische wereld voorspellen? 

Voor haar brede onderzoek heeft ze informatie verzameld 
variërend van wetenschappelijke studies tot sciencefictionboeken 
en geluidskunst. Ze liet zich inspireren door de geluiden van objec-
ten die worden geproduceerd voor sciencefictionfilms en -series. 
Ook fascinerend in die context vindt ze, is het toenemende gebruik 
van biologische technologie, waarbij industriële geluiden biologi-
sche systemen nabootsen, zoals de stillere en efficiëntere turbine-
technologie, geïnspireerd op de slag van walvisvinnen. ‘Soft robotics 
vervangen harde industriële geluiden, auto’s worden geruislozer en 
zo vervaagt het industriële geluidslandschap zoals we dat kennen’, 
speculeert ze. ‘We gaan wellicht weer richting hoe het was voor de 
industriële revolutie.’

Voor haar onderzoek focust ze op stedelijk geluid, antro-
pomorf geluid en de geluidsparadoxen van de toenemende groene 
energie. Ze krijgen een plek in haar driedelige onlinepublicatie waar 
grafisch design, geluid en alle verhaallijnen samenkomen. ‘Het is en 
non-lineair construct van geluidsstudies, een organisch groeiende 

bibliotheek waar iedereen vrij uit kan putten.’
Hiermee wil Aliman onder andere wetenschappers, 

beleidsmakers en sounddesigners, maar ook andere crea-
tieven en een breder geïnteresseerd publiek bereiken. ‘Ik 
wil nieuwe manieren laten zien waarop wij en andere leven-
de wezens ons kunnen verhouden tot geluid. Mijn doel is 
een beter begrip te creëren van onze inclusieve sonische 
cultuur.’ Daarnaast organiseert Aliman een serie Sounds-
cape Mixtape-workshops, waarmee ze de creatieve sector, 
maar ook (culturele) organisaties, buurthuizen en gemeen-
ten aan haar organisch groeiende netwerk van het Sonic 
Recalibration Lab wil verbinden. Voor de verdere professi-
onalisering van dit lab wordt ze onder andere begeleid door 
businesscoach Marion Beltman en lab-mentor Gabriella Gó-
mez-Mont.
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De wereld van materiaalonderzoeker Dasha Tsa-
penko wordt steeds kleiner. Was ze in geboorteland Oekra-
ine nog architect, inmiddels houdt ze zich, hier in Nederland, 
bezig met microbiologie. ‘Wat mijn onderzoeksvraag ook is, 
op de een of andere manier is de uitkomst van mijn projec-
ten altijd een kledingstuk, of iets met het lichaam.’ 

Een tijd lang verdiepte Tsapenko zich dan ook op 
eigen kracht in het laten groeien van organische kleding-
stukken uit planten. Op zoek naar nieuwe methoden, meld-
de ze zich in 2020 aan voor de Bio Art and Design Awards. 
Daaruit ontstond een samenwerking met Han Wösten, mi-
crobioloog verbonden aan de Universiteit Utrecht. Zo kwam 
Tsapenko in een laboratorium terecht. ‘Ik heb best een hec-
tische geest. In het lab heersten orde en protocol. Dat was 
een productieve combinatie!’ Wösten en Tsapenko experi-
menteerden met symbioses van eetbare planten en myce-
lium, een schimmel. De combinatie van hennep en mycelium 
leek daarbij het meest veelbelovend. ‘Het heeft de potentie om een 
echt, bruikbaar textiel te worden.’ 

Hennep kent in verschillende toepassingen een lange tradi-
tie in de Oekraïne en dus beoogde Tsapenko Oekraïense hennep en 
ambachtslieden samen te brengen met Nederlands mycelium uit het 
lab van Universiteit Utrecht. Maar toen viel Rusland Oekraïne binnen. 
‘Ik ging twijfelen aan de relevantie van mijn werk. Moest het niet veel 
politieker?’ Tsapenko ging op zoek naar Oekraïense en Nederland-
se designers en makers, wiens praktijk onder invloed van de oor-
log was veranderd. Er ontstond een idee voor een groepstentoon-
stelling Home(land), waarin samenwerkingen tussen Nederlandse en 
Oekraïense makers en ambachtslieden de rode draad vormen met 
als centrale vraag: Kun je je thuis voelen, zonder thuis te zijn? De 
gunya, een traditionele Oekraïense wollen jas, die niet alleen iso-

lerend en waterdicht is, maar waaraan ook op spiritueel ni-
veau beschermende eigenschappen worden toegeschreven, 
werd voor Tsapenko een symbool voor een thuis. Ze maakte, 
in samenwerking met onder andere Marjo van Schaik, Ruslana 
Goncahruk en Oksana Devoe een serie van twaalf gunya’s uit 
verschillende materialen, waaronder: afgedankte Nederland-
se wol, hennep in combinatie met mycelium en Schizophyllum 
commune, een schimmel die wollige vruchtlichamen produ-
ceert. De tentoonstelling en het traject met Wösting leerden 
Tsapenko veel over haar professionele identiteit en werkwij-
ze: ‘Ik dacht altijd dat ik een denker was. Iemand die een eind-
resultaat bedacht en daar systematisch naartoe werkte. Nu 
blijkt dat ik veel intuïtiever te werk ga en dat elke stap in het 
maakproces me vertelt wat de volgende moet zijn.’
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Wat zijn de randvoorwaarden voor het maken van 
de stad in 2030? En wat is daarbij de rol van de architect? 
Deze vragen stonden het afgelopen jaar centraal voor David 
Schmidt. Hij onderzocht ze in de context van bestaande op-
drachten van Site Practice, het architectuur- en ontwerp-
bureau met vestigingen in Amsterdam en Mumbai, dat hij sa-
men met Anne Geenen oprichtte.

‘We staan voor enorme klimatologische en so-
ciaaleconomische uitdagingen. Als architect word je ge-
vraagd dat allemaal even “op te lossen” in een gebouw. Dat 
kun je niet alleen. Deze tijd vraagt om een integrale aanpak 
van problemen.’ De architect/ontwerper fungeert daarbij 
als een spil in een groter netwerk van actoren en expertises, aldus 
Schmidt. En dus moet de architect tegenwoordig van verschillende 
markten thuis zijn – zonder expert te zijn. ‘Je moet met alle partijen 
die betrokken zijn bij een project een zinnig gesprek kunnen voeren.’

Zo onderzocht Schmidt (met zijn bureau) in het kader van 
een grootschalig bouwproject in Nijmegen de toepasbaarheid van 
hennep als bouwmateriaal op grote schaal. ‘We stonden in nauw 
contact met de Groningse boer die de hennep verbouwt, maar ook 
met de woningbouwvereniging waarvoor we aan het ontwerpen wa-
ren.’ Hennep is een CO2-neutraal en dus duurzaam materiaal. Maar 
voor Schmidt, een geëngageerd architect, houdt het duurzaam-
heidsvraagstuk daar niet op. ‘Met al onze projecten willen we bijdra-
gen aan een duurzame, sociale economie. Dus we vragen ons steeds 
ook weer af: Waar komen die duurzame bouwmaterialen die we wil-
len toepassen vandaan? Wie zitten er allemaal in de productieketen; 
wie profiteren? Kunnen we gebruikmaken van lokale werkplaatsen, 
zodat de lokale economie wordt ondersteund?’

Doordat er gelegenheid was om in verschillende projecten 
bewuster te reflecteren op de rol van de architect, heeft Schmidt 
met Site Practice veel kennis opgedaan. ‘Ik zou graag op basis van 

deze ervaringen een handboek of intern manifest opstellen 
met daarin een soort handleiding voor onze eigen praktijk.’ 
Een vraag die daarbij in zekere zin onbeantwoord zal blijven: 
Hoe combineer je als bureau je eigen agenda en engage-
ment, met werken voor opdrachtgevers? ‘Het lukt niet al-
tijd om een opdrachtgever mee te krijgen in mijn visie. Moet 
ik de opdracht dan teruggeven? Uiteindelijk lever ik ook ge-
woon een dienst.’ Toch weet Schmidt steeds meer van zijn 
engagement in de projecten van Site Practice terug te la-
ten komen. ‘We zijn steeds selectiever bij het aannemen van 
opdrachten en worden met kleine stappen steeds activis-
tischer.’
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Uitsluiting, daarover ging het eindexamenwerk van 
Diego Manuel Yves Grandry aan de Koninklijke Academie van 
Beeldende Kunsten Den Haag. ‘Ik werd geïnspireerd door 
mijn zusje. Zij heeft de neurologische aandoening Rett-syn-
droom. Dat betekent onder andere dat ze haar handen op 
een bepaalde manier beweegt en dat zien mensen aan haar. 
Met dat gegeven ben ik voor mijn eindexamen aan de slag 
gegaan.’ Daarna wilde Grandry verder inzoomen op het fe-
nomeen ‘uitsluiting’ en Rett. Hij had in eerste instantie een 

‘bibliotheek van Rett-gebaren’ in gedachten, een serie films 
over bijzondere handbewegingen. ‘Ik zou ervoor samenwer-
ken met een wetenschapper en ik ging een VR-workshop 
doen in Leiden. Dat was het startplan.’

Maar de wetenschapper waarmee Grandry al tij-
dens zijn eindexamen samenwerkte, veranderde van baan 
en de VR-workshop bleek bedoeld voor bedrijven en werd 
bovendien alleen in het Nederlands gegeven. Grandry: ‘Dus besloot 
ik: ik doe het zelf. Ik richtte een groep mensen op, die allemaal ver-
schillende soorten kennis over games en films hebben. Binnen die 
groep delen we onze kennis, dus ik leer, maar ik geef ook les. Het 
werkt heel goed. De interactie met die groep heeft ook invloed op 
de film die ik maak. Ik raakte namelijk het afgelopen jaar geïnteres-
seerd in een breder spectrum van uitsluiting: dus niet alleen mensen 
met een beperking, maar ook, bijvoorbeeld, een andere behandeling 
door je huidskleur of de kwaliteit van je kleren. Nu werk ik aan een 
film waarin verschillende karakters voorkomen die op allerlei manie-
ren anders zijn dan de gemiddelde mens. Het is een film met als ba-
sis een game engine, wat betekent dat de kijker kan “spelen” met 

de personages waardoor deze vervolgens anders op elkaar 
reageren. Heel gedetailleerd kan ik het nog niet vertellen, 
want ik zit midden in het ontwerpproces. Maar het wordt 
een toegankelijke film zonder heel veel apparatuur. Een film 
die je bij wijze van spreken op Vimeo zou kunnen kijken.’ 

De mentoren die Grandry koos, ontwerper Ali Eslami 
en kunstenaar Kévin Bray, staan hem nog steeds bij. De stu-
diegroep helpt hem met de film, maar ook de kennismaking 
met andere talenten bij het Stimuleringsfonds en hun strug-
gles werkte voor Grandry inspirerend. ‘Ik ging me dus verdie-
pen in uitsluiting, maar kwam in zekere zin bij het tegendeel 
terecht: we hebben een intense en voor iedereen toegan-
kelijke samenwerking. Toegankelijkheid, daar kwam ik op uit. 
Toegankelijkheid en verbinding, heel verrassend.’
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Hij behaalde in 2018 zijn bachelor Engelse taal en 
cultuur aan de Universiteit Utrecht, maar verschoof snel 
richting multimediadesign. In zijn huidige praktijk gebruikt 
Djatá Bart-Plange de frustraties die hij ervoer binnen de 
academische wereld. De formele manier van kennis re-
produceren bijvoorbeeld, of het taalgebruik, het Wester-
se waardesysteem dat bepaalt welke kennis valide is en 
welke niet, of de sociale en pragmatische gevolgen van 
deze ordening binnen een kleine op zichzelf gerichte we-
reld die gedomineerd wordt door witte mannen. Maar ei-
genlijk is hij nog breder geïnteresseerd in de verhalen die 
wij in het Westen gebruiken om de wereld te begrijpen. 
Het zijn thema’s die hij combineert met zijn liefde voor het 
maken van muziek – het knippen en plakken van samples 
op de computer – en schrijven. Zijn doel: deze manier van 
het begrijpen van de wereld kritisch bevragen en de aannames die 
zich verbergen achter het vanzelfsprekende zichtbaar maken.

  ‘We handelen vaak vanuit het idee dat we neutrale en uni-
versele kennis kunnen produceren. Dat vind ik bijgeloof dat zich ver-
taalt naar wie iets mag zeggen over de wereld, wie dat niet mag en 
hoe er gehandeld moet worden. ‘Deze kijk op onze kennis reprodu-
ceert vaak koloniale en patriarchale hiërarchieën’, meent Bart-Plange.

  ‘Ik wil in mijn project ook meer aandacht schenken aan 
“verboden”, ondergewaardeerde menselijke waarden in de weten-
schappelijke wereld zoals speelsheid, emotie, fictie en waarden die 
als vrouwelijk worden omschreven. Ik hoop iets te veranderen door 
te zorgen dat mensen openstaan voor andersdenkenden, luisteren 
naar stemmen buiten de witte bubbel en aan zelfreflectie doen.’

  Bart-Plange, die met zijn Nederlandse moeder en Ghanese 
vader op het Limburgse platteland opgroeide, ervoer als geaccep-
teerde jongen met een donkere huid welke verhalen er over ‘zwar-

te mensen’ de ronde deden. Sindsdien is hij nieuwsgierig 
naar de verhalen die wij gebruiken om betekenis aan onszelf 
en de wereld te geven. Hoe weet hij nog niet precies, maar 
Bart-Plange heeft de ambitie om een digitale brug te bou-
wen tussen het Westerse, hegemonische kennissysteem en 
verschillende West-Afrikaanse kennissystemen. 

Op een toegankelijke en speelse manier hoopt hij 
vooral jonge mensen aan te spreken door muziek, video, il-
lustratie, 3D-modellen en tekst te combineren tot een es-
thetische multimediale collage. Elk thematisch hoofdstuk 
van zijn audioboek onder de cryptische werktitel C Major 
Sewer is straks te downloaden als map op je desktop. ‘Je 
kunt het zien als een organisch groeiend labyrint van een 
map in een map in een map. Elke map heeft een eigen “ka-
mer” met illustraties, teksten, links, bronnen en verhalen 
van mensen die iets persoonlijks over een thema als racis-
me, kolonialisme en mannelijkheid vertellen. Zo wordt het 
ooit één groot archief.’
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Zijn eigen modelabel, Dylan Westerweel, typeert hij als een 
viering van queerness: een modemerk voor iedereen die zijn/haar/
diens schoonheid en kracht wil uitdragen. Westerweel: ‘Queer men-
sen durven anders te kijken naar de wereld, doordat de wereld an-
ders naar hen kijkt.’ Die andere kijk past Westerweel toe op mode. 
Hiervoor onderzoekt hij sociale constructen, zoals schoonheid en 
design. Westerweel haalt zijn inspiratie uit verschillende bronnen, 
waaronder het leven van rent boys in Victoriaans London en het werk 
van de Armeense filmmaker Sergej Paradzjanov. 
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 Ebru Aydin is een geboren en getogen Utrechtse 
met Turkse roots. In 2021 viel ze op met haar expositie ge-
titeld Hijabverhalen: 21 portretten van moslimvrouwen en 
hun bijzondere hijab. Aydin maakte de portretten onder an-
dere omdat vrouwen met hoofddoeken nog maar al te vaak 
als ‘één soort moslima’ worden gezien. Toen autodidact fo-
tograaf Aydin in 2021 een talentontwikkelingsbeurs kreeg, 
besloot ze dieper op de materie in te gaan. Ze wilde gelaag-
der werken. ‘Ik experimenteerde met verschillende mate-
rialen, waaronder textiel in combinatie met mijn fotografie. 
Ook deed ik onderzoek naar mijn eigen visuele familiearchief 
en wat dit bloot legt over mijn familiegeschiedenis, in rela-
tie tot grotere maatschappelijke verhalen over moslimvrouwen.’ Ay-
din startte haar jaar met workshops, gesprekken met andere beeld-
makers, met studeren, met het lezen van heel veel boeken – wat 
ook door corona in de hand werd gewerkt. Onlangs is ze begonnen 
met een nieuwe serie gesprekken en portretten met moslimvrou-
wen tussen de twintig en vijfendertig jaar, die ze eind dit jaar in een 
expositie gaat portretteren in beeld en geluid. 
 Hoofdthema van de gesprekken is Sense of belonging. Een 
lastig te vertalen term, in het Nederlands iets als: erbij horen, en 
wanneer je dat doet – ook voor Aydin een relevante vraag. Ze her-
kende zich vaak in de antwoorden van de vrouwen, maar was soms 
ook verrast. ‘Ik vroeg bijvoorbeeld: Waar en wanneer voel je dat je 
erbij hoort? Als antwoord verwachtte ik fysieke plekken, zoals “Am-
sterdam”, of “in de moskee” – en die antwoorden kreeg ik óók – maar 

soms waren de antwoorden abstracter. Dan ging het over 
een gevoel of een wens. Een hele mooi vond ik deze: “Ik zou 
me thuis voelen als niemand me meer in een hokje zou stop-
pen.” Die zin is me bijgebleven, ook al voelt hij nogal uto-
pisch.’

   Waar ze uiteindelijk gaat uitkomen weet Aydin nog 
niet. ‘In 2013 studeerde ik af als sociologe, sindsdien heb 
ik veel verschillende soorten werk gedaan. Ik werkte onder 
andere als docente op een hogeschool, en momenteel werk 
ik bij het Van Gogh Museum, als freelance moderator en fo-
tograaf. Ik voel me geen kunstenaar pur sang, eerder een 
creatieve generalist of een maatschappelijk geëngageerde 
maker. Mijn fascinatie ligt bij mensen en verhalen én een in-
clusievere samenleving. Daarom zoek ik altijd naar manie-
ren om impact te creëren. Fotografie is wat dat betreft een 
middel om die impact te maken.’ 
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 Een oude familiefoto zorgde voor het ontwaken van 
de herinnering: Eduardo Léon woonde toen hij elf was bij zijn 
oma in een buitenwijk van Milaan, waar zij een illegaal res-
taurant runde. De familie kwam net uit Peru naar Italië en er 
moest geld worden verdiend. Léon: ‘De meeste klanten wa-
ren travestieten. Ze kwamen als mannen binnen en liepen als 
prachtige vrouwen weer naar buiten. Die maakbaarheid van 
identiteit, die kennismaking met andere culturen én het fa-
miliegevoel van zo’n huiskamerrestaurant; terugkijkend is uit 
die mix mijn liefde voor de mode ontstaan.’
 Na zijn studie aan de Gerrit Rietveld Academie 
richtte Léon zijn eigen modemerk avoidstreet op, met aan-
dacht voor de schoonheid van het alledaagse. Ook had Léon 
al snel betaald werk, onder andere bij het modehuis van Cal-
vin Klein, waar hij de commerciële kant van het vak leerde kennen. 
‘Natuurlijk wilde ik avoidstreet ontwikkelen, maar mijn klussen gingen 
steeds voor. Toen kwam corona en was het tijd voor belangrijke vra-
gen: Wat voor een kunstenaar wil ik zijn? Hoe wil ik me ontwikkelen? Ik 
ruimde mijn studio op en kwam in een familiealbum die oude foto te-
gen. Het tastbare van vergeeld fotopapier leverde een gevoel op dat 
mijn laptop niet kon bieden. Ik wist meteen; hier wil ik mee verder.’
  Piazale Lotto heet zijn collectie die hij later dit jaar 

gaat tonen, vernoemd naar de wijk waar zijn oma woonde. 
Léon ging op studiereis naar Peru en kwam terug met een 
koffer vol ‘sentimentele souvenirs’, vol kleding en textiel. 
Net als in zijn eerdere collectie bewerkt Léon de kleding: 
T-shirts die hij kocht worden schort-jurken, zijn tante naait 
er vervolgens van oorsprong Peruviaanse kralen op, ze he-
ten ‘shakira kralen’. Léons vader last de robuuste kleerhan-
gers om de collectie te kunnen tonen. ‘Door dit jaar heb ik 
gemerkt dat ik ben gegroeid als ontwerper. In mijn werk pro-
beer ik nu dingen uit die niet per se commercieel zijn, maar 
die wél passen bij mijn visie. Dat geeft me vertrouwen, om-
dat ik tegelijk steeds meer kanten van het vak ken, en durf te 
kiezen. Ik voel meer grip op het modevak, op mijn cultuur en 
op mijn doelen.’
  Pikant detail: Léon ging ook naar Milaan, naar zijn 
oma. Hij pikte haar gordijnen. ‘Die hadden zo’n mooie oran-
je kleur, de doorzichtige stof is perfect als extra laag in mijn 
jurken. Maar ik heb nieuwe gordijnen gekocht hoor, oma zit 
nu niet zonder.’
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De Finse filmmaker en onderzoeker Emilia Tapprest 
probeert met haar werk de krachten, verhoudingen, emo-
ties en sferen zichtbaar te maken die aanwezig zijn in het 
spanningsveld tussen mens en ideologie. Ze doet dit in haar 
onafhankelijke onderzoekspraktijk NVISIBLE.STUDIO, samen 
met de Nederlandse cultureel historicus Victor Evink. Het 
tweetal verkent het spanningsveld door het stellen van vra-
gen, gebruik te maken van diverse onderzoeksmethodieken 
en het bouwen van ‘werelden’. De resultaten van hun on-
derzoek zullen ze door middel van audiovisuele media, arti-
kelen, lezingen en performances presenteren.

De samenwerking tussen Tapprest en Evink begon 
op het Sandberg Instituut in Amsterdam, waar Tapprest stu-
deerde en in 2019 de master Film behaalde. De achtergrond 
van Tapprest in industrieel ontwerp was de opstap naar 
haar researchpraktijk. Ze vertelt: ‘Ik werd getrokken door  
tangible user interfaces, vanwege het gegeven dat tech-
nologie de mogelijkheden van onze zintuigen kan uitbreiden. 
Maar wat gebeurt er als deze nieuwe technologieën gang-
baar worden?’ Deze prikkelende vraag deed het al bestaan-
de vuurtje voor het maken van films verder oplaaien. ‘Omdat film een 
medium is waarmee ik technologieën als onderdeel van het grote 
geheel kan verkennen.’

Dit resulteerde in 2021 in Embodied Ambitopias, waarin drie 
karakters centraal staan die elk in een andere ‘wereld’ leven. Iedere 
wereld wordt gedreven door een andere waarde of een ander ge-
loof in een goed leven, dat niet alleen tot uiting komt in de manier 

waarop technologie wordt toegepast, maar dat in alle la-
gen van de samenleving doorwerkt. Tapprest: ‘Het doel van  
Victor en mij met het concept van Ambitopias is om de dua-
liteit te doorbreken van het denken in utopia of dystopia en 
in plaats daarvan nieuwe politieke en ethische dilemma’s op 
te werpen.’  

Op een van de karakters wordt verder ingezoomd 
in Scent of Time, de film waaraan Tapprest en Evink werkten 
in het afgelopen jaar. ‘Het gaat over een meisje van twaalf 
dat vlucht in haar onderbewustzijn, een symbolische ruimte 
waar ze zich al dansend kan onttrekken aan de paradigma’s 
in haar werkelijke leven die betrekking hebben op waar-
den.’ De gebeurtenissen op het wereldtoneel maakten het 
verschil tussen fictie en realiteit griezelig klein. Tijdens het 
productieproces brak de oorlog in Oekraïne uit. Polina Hor-
diievska, die de hoofdrol in Scent of Time speelt, moest al-
les wat haar bekend was achterlaten. ‘Polina doet in de film 
twee dansimprovisaties met haar moeder: één op de mu-
ziek van Beyoncé en één op een Oekraïens lied, dat gaat 
over thuisloos zijn. Een krachtige, prachtige en aangrijpen-
de verbeelding van haar situatie.’
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‘De laatste tijd gebruik ik het woord “oefening” in 
plaats van praktijk,’ reageert Emirhan Akin op de vraag iets 
te vertellen over zijn werkpraktijk. ‘Ik zie alles wat ik doe als 
een oefening in zijn. Ik oefen mijn verschillende zelven door 
op zoek te gaan naar ontsporing, vervreemding en herpro-
grammering. Ik ben onder meer afwasser geweest, soldaat, 
modeontwerper, redacteur, schoonmaker en grafisch ont-
werper. Ik zie al deze “manieren van zijn” als oefeningen 
waarmee ik mijn spieren uitstrek tot er iets knapt. Van daar-
uit kan ik weer aan een andere zelf bouwen. Deze continue 
oefening resulteert vaak in een ontwerp, onderzoek of per-
formance – dat zijn denk ik mijn “werken”.’ Afgelopen jaar 
zocht Akin naar mogelijkheden om nieuwe kansen te ontwik-
kelen, toegang te krijgen tot nieuwe plekken en met anderen samen 
te werken. ‘Mijn projecten kennen geen eindpunten, het één leidt 
tot het ander. Deze beurs gaf me de mogelijkheid en de vrijheid om – 
wat de uitkomsten ook zijn – te investeren in mijn werk, om het ver-
der te brengen en een toekomst te geven.’ 

Zijn doorgaande (zelf)onderzoek bestrijkt de domeinen 
geschiedenis, politiek en religie, vertelt hij, die vertakken zich in 
post-Ottomanisme en de onderdrukkende structuren van de Turk-
se politiek en de Islam. ‘Het zijn denk ik niet de onderwerpen die mijn 

werk gevoelig maken, maar de manier waarop je die onder-
werpen persoonlijk met elkaar verbindt. De wandeling die je 
maakt als je van de ene naar de andere tak loopt. Wat er in 
deze tijd vooral toe doet, is hoe deze onderwerpen inter-
persoonlijk, tussen mensen, resoneren. Daarom heb ik be-
sloten om het onderzoek horizontaal uit te spreiden, om als 
het ware de takken ertussen te versterken, in plaats van 
één eenduidig, verticaal of spectaculair resultaat te pre-
senteren.’

Tijdens de kunstbeurs Unfair ‘22 voerde Akin zijn 
nieuwe performance DUTY-FREE uit. ‘Het werk kan worden 
opgevat als de stand van mijn onderzoek op dit moment. 
Daarin houd ik mij bezig met de aandachts-economie en de 
markt voor performance kunst, het uithoudingsvermogen 
van het lichaam, met het vraagstuk censuur of zelfcensuur 
en met het eeuwig roterende karakter van identiteiten. Al 
mijn overdenkingen komen in dit werk wel zo’n beetje sa-
men. Praktisch gezien was ik ook de positionering van een 
lichaam, een installatie en een dialoog tussen de performer 
en het publiek aan het uitproberen. Voor een volgend stuk. 
Voor meer toekomst.’
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 Architectuurkritiek is een vast ingrediënt van de 
werkmethode van architect Gianna Bottema. Ze bevraagt 
de normen en waarden die aan de gebouwde omgeving ten 
grondslag liggen en maakt daar boeken over. ‘Dat zijn eigen-
lijk mijn bouwwerken,’ zegt Bottema, terwijl ze op het punt 
staat naar Brazilië te vliegen. Ze gaat er in het archief van 
het Museo de Arte de Sao Paulo in het werk van Lina Bo Bar-
di duiken, die het museum eind jaren ’60 ontwierp. En daar-
na gaat ze naar Argentinië, voor het werk van onder andere 
Flora Alicia Manteola. Het is allemaal onderdeel van haar on-
derzoek naar de emancipatie van de gebouwde omgeving. 
Dat begon met Home Politics, een analyse van de naoorlog-
se woningbouw in Nederland, waarbij de eengezinswoning 
tot standaard werd verheven. Het heteronormatieve we-
reldbeeld, waarin de man het geld verdiende en de vrouw 
thuis voor twee kinderen zorgde, was bepalend voor de plattegrond 
en inrichting van de eengezinswoning, waaruit zestig procent van de 
huidige voorraad nog altijd bestaat.
 Bottema brengt de ideeën in kaart van feministische archi-
tecten uit de jaren ’60 en ’70 die er anders over dachten en zich wis-
ten te ontworstelen aan de aan vrouwen toebedachte rol van in-
terieurstylist. Ze begon in Nederland met Ida Falkenberg-Liefrinck, 
Koos Pot-Keegstra en Luzia Hartsuyker-Curjel. Hun werk krijgt een 
plek in haar Home Atlas, die binnenkort dus ook wordt verrijkt met 
Zuid-Amerikaanse architecten. 
 Ondertussen is ook de derde fase van haar onderzoek in-
gegaan: Home Revolution. Dat zijn Bottema’s eigen experimenten 
om naoorlogse woningen beter af te stemmen op de hybride maat-

schappij van vandaag, waarin steeds meer verschillende rol-
len en identiteiten worden geaccepteerd. ‘Het leven van nu 
is zoveel kleurrijker dan de functionele scheiding binnen de 
eengezinswoning. Ik wil mensen zelf laten bepalen hoe ze 
hun woonomgeving ontwerpen.’ 
  Haar streven is de wetten en sociale construc-
ties die vorm geven aan het dagelijks leven op te rekken 
en open te breken. ‘Het Bouwbesluit bepaalt in grote mate 
hoe je moet bouwen, maar daarin staan vooral kwantita-
tieve eisen. Terwijl het ontwerp van een goede woning zo-
veel meer behelst, het is een interdisciplinair project.’ Met 
behulp van typologische incisies en uitsneden onderzoekt 
Bottema de grenzen van de plattegrond voor collectief ge-
bruik. De overgang tussen binnen en buiten, tussen privé en 
collectief verkent ze met tekeningen en maquettes, waar-
in ze experimenteert met transformaties. Op de Dutch De-
sign Week was een aantal van deze ‘ruimtelijke fragmenten’ 
te zien. En dat is nog maar het begin, de atlas wordt steeds 
dikker: ‘Dit project is voor mij een kickstart voor meer on-
derzoek naar de toekomst van naoorlogse woningen.’
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Hoe realiseer je de beste omstandigheden voor 
de fysieke en mentale beleving van muziek? Sound desig-
ner Ivan Čuić doet hier al jaren onderzoek naar. Voor zijn 
bachelor ArtScience aan de Koninklijke Academie van Beel-
dende Kunsten/Koninklijk Conservatorium schreef hij de 
thesis Op zoek naar harmonieën, waarvoor hij ruimteop-
stellingen onderzocht voor muzikale ervaringen. Čuić: ‘De 
kwaliteit van geluid heeft een enorme impact op de beleving 
ervan. Wat mij interesseert, is hoe ik het gedrag van mensen 
in een fysieke ruimte kan sturen, en hoe de combinatie met 
geluid de sfeer in die ruimte beïnvloedt.’ 

Bij de beleving van muziek spelen volgens de sound 
designer vier elementen een essentiële rol: de ruimte, het 
geluid, het publiek en de performer. ‘Deze factoren bij el-
kaar bepalen je totaalervaring. Het is mijn bedoeling om 
deze elementen in harmonie te brengen met elkaar. Daar-
voor bekijk ik ze eerst als afzonderlijke onderdelen, en leg ik 
mijn ideeën, observaties en ervaringen naast de referenties 
die uit mijn onderzoek zijn gekomen.’ 

Voor het onderdeel geluid heeft hij een eigen 
soundsystem ontwikkeld, met de beste componenten. ‘Het 
is een soundsystem met drie kanalen: elk kanaal heeft een 
eigen audiosignaal en dit heeft weer invloed op de ruimte-
lijkheid van het geluid. Een stereo soundbar heeft bijvoorbeeld twee 
audiokanalen; een voor links en een voor rechts die in het midden 
samenkomen; ik speel links en rechts gelijk en heb in het midden nog 
een centraal kanaal. Het vraagt om veel oefening om de ruimtelijk-
heid zo goed mogelijk af te stemmen.’

Čuić experimenteert veel in clubs en op festivals en werkt 
graag samen met onder andere geluidsartiesten. Hij organiseert ook 
speciale luistersessies, maakt programma’s met dj’s, en presenteert 
eigen improvisaties. 

‘Akoestiek in de ruimte is ook een belangrijk onder-
deel bij alles wat ik doe. Wat voor condities heb je nodig om 
wel een hoog volume te kunnen inzetten, maar geen oren 
te beschadigen? Dit jaar was ik op een festival in Duitsland. 
Waar het normaal gesproken onmogelijk zou zijn om met el-
kaar te praten, kon dat hier wel. Doordat de echo was ver-
minderd en de reflecties werden gefilterd, kon je elkaar ge-
woon verstaan terwijl de muziek aanstond. Dit was voor mij 
belangrijke informatie waar ik mij verder in wil verdiepen.’ 

Dan de elementen publiek en performers. Čuić: ‘Bij 
live-optredens is het belangrijk dat er contact is met het 
publiek. Als performer ben je er voor hén. Zonder live per-
former creëer ik settings waarin het publiek wordt uitgeno-
digd om de sensatie ten volle te ervaren en de muzikale er-
varing ook fysiek kan worden beleefd.’
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Jarmal Martis is opgeleid als IT’er; hij studeerde 
Communication and Multimedia Design aan de Hogeschool 
Rotterdam. Het vak van fotografie leerde hij zichzelf. Zijn 
drijfveer: het verbeelden van verhalen die hij interessant 
vindt om te vertellen. Dat hij als autodidact de talentontwik-
kelingsbeurs van het Stimuleringsfonds ontvangt, kon hij in 
eerste instantie niet geloven. ‘Wat ik maak is voor mijzelf de 
moeite waard. Maar omdat de kunstwereld nog redelijk nieuw 
voor me is, wist ik niet hoe fotografiekenners mijn werk zou-
den beoordelen. De bevestiging dat ik op de goede weg ben 
is fijn.’

Martis visualiseert vooral de levens van Nederlan-
ders met een migratieachtergrond. ‘Daar ben ik er één van, ik kom van 
Curaçao.’ Hij stelt: ‘Ons erfgoed wordt niet door ons bepaald.’ Eén 
van Martis’ thema’s is de vorming van identiteit. Hoe ziet een persoon 
zichzelf? Vaak begint dat bij de manier waarop iemand door de ouders 
is opgevoed. ‘Moeders spelen een bepalende rol in de Antilliaanse 
gemeenschap. Ze werken buiten de deur en offeren daarnaast een 
deel van zichzelf op om hun kinderen groot te kunnen brengen.’ Zo-
als zijn eigen moeder, tegen wie hij enorm opkijkt. En Yuli, een vrien-
din van de middelbare school, hij brengt haar leven sinds drie jaar in 
beeld. Zo volgt hij haar als ze de kinderen naar school brengt, borden 
afwast of een partijtje organiseert. 

Naast eerbetoon Yuli is Martis met andere projecten bezig. 
‘Een daarvan gaat over de sloop van vooroorlogse woningen in de 
Tweebosbuurt in Rotterdam en de wijze waarop bewoners, velen tar-
get vanwege hun migratieachtergrond, hiermee omgaan.’ Voor een 
ander project volgt hij de generatie migranten tussen de veertig en 

vijftig jaar. ‘Ze kregen van jongs af aan mee: je hoort hier niet, 
je moet je aanpassen. Bij velen van hen heeft dat voor weer-
stand of vechtlust gezorgd. Hoe is het om dat gevoel te heb-
ben? Met fotografie kun je veel, maar niet alles overbrengen. 
Daarom ben ik aan het experimenteren met een meer docu-
mentaire-achtige manier van verhalen vertellen, met video en 
tekst.’ Ook voor zijn fotoserie over de toeslagenaffaire is hij 
zoekend. Onlangs kwam hij in contact met moeders met een 
migratieachtergrond die de dupe werden van het falende over-
heidsbeleid. ‘Ik wil niet, zoals bij Yuli en de Tweebosbuurt, met 
de camera binnenkomen en foto’s maken. Ik wil met dit project 
echt een bijdrage leveren aan het gesprek dat gaande is over 
dit belangrijke onderwerp.’
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Wanneer stop je met scrollen? Als je de informatie 
hebt gevonden die je zocht, of als je iets interessants te-
genkomt waar je niet naar op zoek was? Ontwerper Karin 
Fischnaller is gefascineerd door de keuzes die mensen ma-
ken tijdens het surfen op internet. Vanuit haar studio The 
Anderen in Amsterdam werkt ze aan een database met ge-
gevens over hoe mensen digitaal informatie tot zich nemen. 

Fischnaller behaalde haar master Information De-
sign aan de Design Academy Eindhoven en vond een missie 
in het ontrafelen van allerlei technologieën. Voor haar on-
derzoek When do you stop scrolling? maakt ze gebruik van 
ervaringen van experts, waarvoor ze onder meer journalis-
ten, filosofen en designers interviewt, en volgt ze master-
classes over het onderwerp. ‘Maar ik analyseer ook mijn ei-
gen gedrag. Ik probeer na te gaan wanneer ik op een link klik 
die mij interesseert, en waarom ik vervolgens stop met lezen. Ik ben 
me ook gaan afvragen in hoeverre links – die je doorverwijzen naar 
onderliggende informatie – werkelijk diepgang geven. En wat zijn de 
manieren waarop informatie wordt overgebracht? Kun je humor en 
lichtheid brengen in gelaagde, complexe informatie en in hoeverre 
wordt dit toegepast? En hoe betrouwbaar is eigenlijk alles wat je on-
line leest? Daarnaast probeer ik erachter te komen waarom bepaal-
de digitale platforms zo populair zijn, terwijl ik er zelf niets mee heb. 
Wat maakt Tiktok bijvoorbeeld tot zo’n succes?’

Dat dit veel verschillende vragen zijn, beaamt ze. Om dat al-
les in kaart te brengen, lijkt een onmogelijke opgave, maar Fischnal-
ler ziet het als een uitdaging én een mooi avontuur om al haar be-
vindingen te visualiseren in netwerken. ‘In de verbindingen die ik leg, 
worden vaak verrassende verhaallijnen zichtbaar.’

Eerder trok een andere mondiale vraag haar aandacht: 
Waarom zien we lege schappen in winkels? Er ontstond een sa-
menwerking met designer Tamara Orjola. ‘Terwijl zij vooral research 

deed, probeerde ik de toeleveringsketen in kaart te brengen. 
De hoofdvraag was hoe een ontbrekend onderdeel de voed-
selverpakkingsindustrie naar het breekpunt brengt. Het was 
een uitdaging om dat visueel te maken.’

Over de verzamelde kennis organiseert Fischnaller 
workshops. Een belangrijke en mooie bijkomstigheid van de 
talentontwikkelingsbeurs vindt Karin Fischnaller dat ze haar 
professionele netwerk verder heeft kunnen uitbreiden. ‘Ik ben 
in contact gekomen met mensen die ik anders nog niet had 
kunnen of durven benaderen. Dat is heel waardevol en stimu-
lerend.’
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In haar  werk verhoudt Kirsten Spruit zich tot het 
thema lingering, ofwel doelloos denken of niets  doen. De 
waarde van tijd en tijdsduur fascineren haar. Niets doen 
wordt binnen kapitalistische waardesystemen  meestal als 
onproductief en waardeloos  beschouwd, maar is volgens 
haar noodzakelijk voor een zinvol en gebalanceerd bestaan. 

De grafisch ontwerper, die haar master  Informa-
tion Design aan de Design Academy Eindhoven behaalde, 
put ook uit eigen ervaringen. Prestatiedruk valt haar door-
gaans zwaar en daarbij is ze ook nog eens een perfectio-
nist. De tijdsdruk voelde ze mentaal. ‘In het huidige digitale 
tijdperk waarin men doorgaans zo snel mogelijk resultaat wil 
zien, is het lastig om ruimte te creëren voor rust en reflec-
tie.’ Ze zag de urgentie van het onderwerp waar iedereen in 
meer of mindere mate mee te maken heeft.

Afgelopen jaar ontwikkelde Spruit een methodiek 
en een theoretisch  kader met betrekking tot niets doen, 
werk, productiviteit en technologie. ‘In mijn manier van wer-
ken probeer ik een balans te vinden tussen het doelloze en 
het doelmatige. Het helpt om een richting of bepaalde regels te heb-
ben zodat daarbinnen plek is om te kunnen dwalen en te spelen met 
toeval.’ Om het onderwerp vanuit verschillende invalshoeken te be-
naderen, gebruikt de ontwerper diverse media en disciplines waar-
mee ze omstandigheden, omgevingen of prikkels creëert om ruimte 
te maken voor contemplatie. Hiervoor zet ze al haar vaardigheiden in: 
van grafisch ontwerp, tekenen en schrijven, tot coderen, compone-
ren en radio maken. 

Binnen haar onderzoeksproject How to Save Time probeert 
Spruit een routine op te bouwen rondom lingering en essaying, en 
deze manieren van tijdsbesteding te documenteren in een archief 
met notities, beeld, geluid en bijbehorende metadata. Ze geeft zich-

zelf de ruimte om haar documentatiedrang en fascinatie 
voor tijdsduur te volgen en te bevragen. Daarbij reflecteert 
ze ook op het werk van anderen, zoals de dagboekfilms 
van Jonas Mekas, ook bekend als de Godfather of Ameri-
can Avant-Garde Cinema, de tijdsintensieve performances 
van Tehching Hsieh, en de langzame composities van compo-
nist Éliane Radigue. En nog persoonlijker: ze ontdekte in haar 
opa’s archief dat ook hij de neiging had om alles bij te hou-
den en op te schrijven, als een manier om grip te krijgen op 
de voorbijvliegende tijd. In haar opa’s zorgvuldig bijgehouden 
agenda’s vond ze een poëtische laag aan metadata. 

Uiteindelijk wil Spruit alles vatten in een time-ba-
sed medium: een essayfilm waarmee ze het publiek zal mee-
nemen.  Hierbij wordt ze begeleid door Erik Viskil, hoog-
leraar  Research and Discourse in Artistic Practice aan 
de Universiteit Leiden.
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Met mentale gezondheid als thema creëert Ley-
la-Nour Benouniche alias Captain Nightlight een serie vi-
deo’s van live talkshows. De gesprekken zijn gesitueerd in 
een ruimteschip in een sciencefictionwereld. Te gast zijn 
onder meer psychiaters, kunstenaars en wetenschappers. 
Elke episode wordt geïntroduceerd met een animatie en 
soundtrack.

De pilotaflevering getiteld Clueless Captain, an 
emotional space odyssee, is vooral gericht op young adults 
die geen stem hebben of niet goed worden bereikt. Ben-
ouniche geeft ze toegang tot belangrijke informatie over 
onderwerpen als burn-out, drugs- en alcoholmisbruik, de-
pressie of angst(aanvallen). Ook overweegt ze een afleve-
ring te maken met Dr. Romy over internet- en gameversla-
ving. Zo creëert ze een platform en een toolkit in een mix 
van realiteit en fictie. Hiermee wil ze een groeiende ge-
meenschap en netwerk creëren ter ondersteuning van met 
name jonge queers van kleur, die onderling niet makkelijk 
over deze onderwerpen praten.  

Benouniche, een Frans-Algerijnse kunstenaar, illustrator en 
videoproducer, studeerde Interactive/Media/Design aan de Konink-
lijke Academie van Beeldende Kunsten. ‘Op de academie waren iden-
titeit en afkomst belangrijke onderwerpen van gesprek en door mijn 
stage als video-editor bij Navild Acosta en Fannie Sosa van Black Po-
wer Naps, raakte ik hierin meer geïnteresseerd.’ Voor haar onder-
zoek putte ze onder meer uit cartoons voor kinderen, talkshows als 
Queer Eye of Oprah, science fiction, (Noord-)Afrikaanse mytholo-

gieën en visuele codes uit de queer- en diasporagemeen-
schappen. ‘Ik ben nog steeds fan van cartoons voor kinde-
ren op YouTube, waar ik naar keek als ik zelf angstig was. 
Kinderen leren daardoor op een toegankelijke manier over 
allerlei onderwerpen. Voor (jong-)volwassenen bestaat zo-
iets niet.’ Daarom gebruikt ze ook cartoons in de pilotafle-
vering over angsten. 

Voor de productie werkt ze samen met een co-pro-
ducer, een grafisch vormgever en een sounddesigner. Tij-
dens het proces liet ze zich adviseren door Joy Mariama 
Smith en Mary Maggic van (A)wake, die haar en andere kun-
stenaars uit de diaspora van Azië en Noord-Afrika selec-
teerden voor een artist-in-residency in MONO Rotterdam.

Benouniche zet zich intussen in om meer afleverin-
gen te maken. Ze presenteerde haar project op het New 
Radicalism Festival in MONO Rotterdam, bij Sexyland in de 
context van de Gay Pride en in september ging de pilot on-
line op yayemma.com.
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 Lieke Jildou de Jong, afgestudeerd aan de Acade-
mie van Bouwkunst, is geïntrigeerd door de systemen van 
de natuur en cultuur. Haar wortels liggen in Groningen, waar 
haar vader boer was. Zelf heeft ze in de noordelijke provin-
cie een akker tot haar beschikking die ze voor haar ontwik-
kelproject Bodemlegger onderzoekt en inricht. Elke maand 
maakt ze foto’s en filmpjes waarmee ze de ontwikkeling van 
de akker documenteert en die ze zal gaan verwerken in een 
ruimtelijke installatie. Met wat geluk komt deze in de enorme 
hal van de vroegere Groothandelsmarkt te staan, de broed-
plaats in Amsterdam waar de landschapsarchitect een ate-
lier heeft. Over de akker zegt De Jong: ‘Het stuk grond was 
in slechte conditie. Na het bewerken en inzaaien was er in 
de zomer de gewenste bloemenzee, goed voor de bodem 
en aantrekkelijk voor insecten. In september ga ik met een entomo-
loog in kaart brengen welke beestjes precies hun weg naar de akker 
hebben gevonden.’ Ook doet De Jong met een analist veldonder-
zoek. ‘In een lab op locatie bekeken we onlangs wat kleigrond onder 
de microscoop. In zo’n klein blokje zit een hele wereld verscholen.’
 De Jong zoekt in al haar werk, uitgevoerd vanuit land-
schapsarchitectuurpraktijk Landscape Collected, naar de systemen 
van het natuurlijke landschap en de invloed die de cultuurhistorie van 
de mens daarop heeft. Met Bodemlegger wil ze bewustwording cre-
eren. ‘We moeten de bodem niet uitputten door intensieve landbouw 
met monoculturen, maar zorgen voor vitaliteit, door een variatie aan 
planten voor een rijk bodemleven. Het is essentieel om de bodem te 
voeden, een bodem te leggen. Omdat we daarmee uiteindelijk een 
vruchtbare bodem maken voor onszelf, met gezonde gewassen.’
 Uitvinden op welke doelgroep ze zich met Bodemlegger zal 
richten, is een van de facetten van haar onderzoek. ‘Ik neig steeds 

meer naar de overheid. Water en bodem zijn daar nog con-
tainerbegrippen. Graag neem ik de beleidmakers vanuit de 
oppervlakte de diepte in. Door ze te laten zien hoe we de 
bovenlaag van de grond kunnen behandelen. En op welke 
wijze we de buffercapaciteiten van de bodem kunnen ac-
tiveren. Door mijn samenwerking met wetenschappers van 
het Louis Bolk Instituut, de Vrije Universiteit Amsterdam en 
de Rijksuniversiteit Groningen, kom ik er steeds meer ach-
ter hoe vernuftig het ecosysteem is. Die slimheid en kansen 
voor het landschap wil ik tonen. Niet op een droge, maar op 
een beeldende en inzichtelijke manier.’
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Luis Ferreira heeft drie paden uitgezet voor zijn 
talentontwikkelingstraject. ‘Ik wil mezelf verder ontwikke-
len in creative coding, uitvinden hoe kunstenaars denken en 
mijn weg vinden in de kunst- en ontwerpwereld.’ Ferreira 
studeerde computer engineering in Portugal en kwam voor 
werk in Eindhoven terecht. Daar ontdekte hij het lichtkunst-
festival Glow. Hij ging in Nederland naar muziekfestivals en 
was onder de indruk van de kwaliteit van de lichtshows. Het 
inspireerde hem om aan eigen ideeën te gaan werken. ‘Ik 
was al twee of drie jaar aan het experimenteren met licht- 
effecten en animaties, voor ik me bewust werd van het be-
staan van zoiets als creative coding en de hele cultuur daar-
omheen.’

In zijn werk zet hij de technische vaardigheden die 
hij als software-ontwikkelaar en robotic-onderzoeker heeft 
ontwikkeld in voor creatieve experimenten. ‘De mogelijkhe-
den voor de artistieke toepassing van digitale technologie 
heb ik vooral in Nederland ontdekt, in Portugal leek een be-
staan als kunstenaar nooit een reële optie.’ In het verleden 
startte Ferreira een project altijd in eerste instantie vanuit 
een specifieke techniek; nu wil hij leren denken vanuit een 
idee, een concept, en dan uitvinden hoe hij dat kan realise-
ren. ‘Ik heb een technische achtergrond, mijn manier van denken is 
vooral logisch en rechtlijnig. Door met kunstenaars en ontwerpers 
te spreken, wil ik leren hoe zij denken.’

Hij wil met interactieve projecten werken op de intersectie 
van de digitale en de echte wereld. ‘Sinds een jaar werk ik veel met 
beweging, samen met een muzikant uit Eindhoven. We registreerden 
door middel van sensoren de bewegingen die hij maakt bij een optre-
den. Die informatie vertaalden we samen met een ontwerper in vi-
suals, die we vervolgens tijdens een concert real time lieten reage-
ren op zijn bewegingen.’ Samen met modeontwerper Nicole Plender 
werkte hij aan de ontwikkeling van zelfbewegende jurken. Dat idee 
bleek nog te gecompliceerd om in korte tijd uit te voeren. Hij werkt 
nu met haar aan twee jurken met leds en animaties die reageren op 

de bewegingen van het model. Levenloze objecten tot le-
ven wekken en van een verhaal voorzien, daar is hij naar op 
zoek. ‘Hoe kun je vloeiende bewegingen en emotie oproe-
pen met een technologie die in essentie uit enen en nullen, 
ja of nee, bestaat.’

Het is niet zozeer zijn ambitie een autonome car-
rière op te bouwen, hij wil vooral een collectief van makers 
om zich heen verzamelen. ‘Ik wil met verschillende kunste-
naars werken: dansers, performers, musici, architecten. Ik 
geloof dat de ontmoeting van verschillende disciplines de 
meest interessante dingen oplevert.’ Daarnaast wil Ferrei-
ra helpen om creative coding een plek te geven in Eindho-
ven en zo bijdragen aan een actieve gemeenschap zoals die 
in Utrecht en Amsterdam al bestaan.
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Haar persoonlijke ervaring als professioneel strip-
per en fascinatie voor stripclubs vormden de inspiratie voor 
haar project Striptopia, een stripclub 2.0 voor millennials. 
Het project valt, net als eerdere projecten Moulin Rough 
en Peep Show Hoes, onder de gemeenschappelijke noe-
mer Making the (ab)normal. Vijf jaar geleden stopte de in 
North-Carolina geboren Maggie Saunders, die ook meu-
bels ontwierp, met strippen. ‘Het was leuk, maar emotioneel 
zeer vermoeiend.’ Saunders besloot social design te stude-
ren aan de Design Academy Eindhoven. 

Het is haar missie om een breed publiek in con-
tact te brengen met de stripclubwereld, een wereld die veel 
mensen niet kennen en waar ze mogelijk een vooroordeel 
over hebben. Het lukte Saunders een andere blik te werpen op deze 
gestigmatiseerde subcultuur nadat ze, na onderzoek naar strip-
clubs en in co-creatie met sekswerkers, haar ultieme pop-up strip-
club testte in het Ketelhuis in Eindhoven. ‘Het was leuk om te zien 
dat er veel jonge, maar ook oudere mensen waren. Er hing een in-
clusieve en queer vibe. Iedereen was uitgelaten en wilde laten zien 
wie en wat ze zijn en bezoekers waren blij verrast. Er danste een di-
vers gezelschap van lokale strippers en paaldansers. Twee werel-
den kwamen bij elkaar.’

Saunders’ Striptopia is een jong, fris en plezierig alterna-
tief op de traditionele stripclubs die ten dode zijn opgeschreven. Ze 
brengt de stripclub 2.0 tot leven en creëert een meer interactie-

ve omgeving waar de regels van de gedateerde herenclub 
niet langer worden gevolgd. Ondanks dat ze samenwerkte 
met experience designer Henrique Nascimento, social me-
diaexpert Yema Lumumba, en Joel Blanco, professor aan de 
School of Design in Madrid (ESD Madrid), doet Saunders nog 
steeds veel zelf. Ze is niet alleen de producent van Strip-
topia, maar ontwerpt ook objecten met meubelontwerpers 
Gian Maria Della Rata en Giorgio Gasco, het decor, een deel 
van de kleding, en het licht en de technologie die interacte-
ren met de dansers.

Je kunt haar stripclub zien als een interactieve reis, 
een ruimtelijke beleving waar nieuwe vormen van sociale in-
teractie  tussen publiek en sekswerkers ontstaan. Hier-
voor ontwikkelt Saunders een aantal totems die op centrale 
plekken in die ruimte staan en interacteren met de app-ver-
zoeken van klanten. De mobiele app zorgt daarnaast voor 
een beter en transparanter betaalsysteem dat sekswer-
kers en dansers financieel meer autonomie biedt.
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 Straks staan een aantal objecten van metaal, glas 
en plastic in de baai van de Bretonse plaats Paimpol, gro-
tendeels verscholen onder water. Bij hoogtij zijn ze onzicht-
baar, bij laagtij kunnen we ze zien. Ze communiceren met 
elkaar met geluid, licht of temperatuur. Deze serie sculptu-
ren getiteld Tidal Symbionts maakt deel uit van de Experi-
mental & Post Digital Art Trail getiteld Refresh /Episode 1: 
Bloom die daar volgend jaar juni opent. ‘Die specifieke plek 
zag ik als interessante aanleiding om iets onder water te 
ontwikkelen’, zegt Marcel Mrejen over Tidal Symbionts, zijn 
site-specific, multi-sensorische installatie waarbij hij ge-
bruikmaakt van onderwatersensoren en Augmented Reality.
 Maar zover is het nog niet. Mrejen houdt zich mo-
menteel bezig met de ontwikkeling van een eigen plat-
form, een server om de sculpturen met elkaar te verbin-
den. Hij werkt daarvoor samen met een engineer Iyas Dalati 
en webdeveloper Dorian Chouteau, zodat hij hulp krijgt bij 
het programmeren van de sculpturen, met de software en interfa-
ces. Ook heeft hij de afgelopen tijd veldresearch gedaan aan de kust 
van Bretagne, vormen en structuren bedacht voor zijn ‘machines’ 
en materiaalexperimenten uitgevoerd om te kijken hoe zijn objecten 
zich houden onder water.  
  De Franse Marcel Mrejen is in 2018 afgestudeerd 

als grafisch ontwerper aan de Gerrit  Rietveld Academie. 
Maar zijn praktijk ontwikkelde zich al snel richting een mul-
tidisciplinaire benadering waarbij hij technologie, kunst en 
wetenschap samenbrengt. Hij maakt vaak gebruik van digi-
tale media, zoals AI, AR, video en multimediale installaties om 
ons bewust te maken van het effect van de digitale cultuur 
op de ecosystemen waarin we leven. ‘Ik gebruik technolo-
gie om op een andere manier te leren en de wereld waarin 
wij leven te begrijpen. Het is een gereedschap om op nieu-
we manieren te kijken en te luisteren naar het ecosysteem.’ 
Zijn nieuwe serie sculpturen illustreren dat: het ene object 
heeft sensoren die de temperatuur regelen, het andere 
heeft lichtsensoren. Zo ontstaat een hybride systeem van 
niet-menselijke wezens die met elkaar communiceren, el-
kaar activeren, beïnvloeden en zich aan de omgeving aan-
passen. Eigenlijk zijn het kunstige machines die niet gemaakt 
zijn voor die plek, maar wel informatie uitwisselen en op el-
kaar reageren, zoals organismen in de natuur dat doen. Ti-
dal Symbionts levert mogelijk een publicatie of een film van 
de installatie in Frankrijk op.

‘V
ia

 e
e

n 
sp

e
ci

aa
l o

nt
w

ik
ke

ld
 

p
la

tf
o

rm
 la

at
 ik

 m
ijn

 s
cu

lp
tu

re
n 

m
e

t 
e

lk
aa

r 
co

m
m

un
ic

e
re

n’

‘T
e

ch
no

lo
g

ie
 is

 e
e

n 
g

e
re

e
d

sc
h

ap
 

o
m

 o
p

 n
ie

uw
e

 m
an

ie
re

n 
te

 k
ijk

e
n 

e
n 

te
 lu

is
te

re
n 

na
ar

 h
e

t 
e

co
sy

st
e

e
m

’

MARCEL MREJEN

7978



Fo
to

: 
Ge

ra
y 

Me
na

MARKO BAKOVIĆ

 Schoenontwerper en maker Marko Baković be-
geeft zich met zijn werk het liefst op het snijvlak van am-
bachtelijke en digitale ontwerp- en productieprocessen. Na 
zijn master Footwear aan het London College of Fashion, 
stroomden de opdrachten van modeontwerpers en arties-
ten binnen. Zo ontwierp Baković een paar schoenen voor 
niemand minder dan Beyoncé. ‘Het was best onwerkelijk om 
de maten van Beyoncé’s benen per mail te ontvangen.’ 
 Baković koesterde lang de wens om een eigen 
merk te starten waarbinnen hij autonoom werk kan ma-
ken. ‘In het kader van het werk dat ik in opdracht doe, ex-
perimenteer ik geregeld. Veel van die probeersels en vond-
sten zien nooit het daglicht. In mijn eigen lijn schoenen kan ik 
deze dingen wél kwijt.’
 De financiële ruimte die ontstond als gevolg van de 
talentontwikkelingsbeurs, maakte het voor Baković moge-
lijk om zich toe te leggen op zijn eigen merk, Baković Studio, 
en zich als maker en professional te ontwikkelen. Onder-
scheidend voor Baković Studio – inmiddels drie collecties verder – is 
de manier van werken: Baković stuurt zijn ontwerp naar een produ-
cent op basis waarvan deze een halffabricaat terugstuurt. Vervol-
gens maakt Baković de schoen in zijn eigen atelier af. ‘In mijn werk-
plaats kan ik dingen doen die ze in de fabriek niet kunnen of willen 
doen, omdat het niet kostenefficiënt is. Zo’n fabriek is vooral bezig 
met geld verdienen. Ik ben geïnteresseerd in innovatie.’ 
  Over het spanningsveld creativiteit en innovatie 
versus rendabiliteit heeft Baković het afgelopen jaar veel geleerd. 
‘Natuurlijk is het niet gemakkelijk om een paar schoenen voor twee-

duizend euro te verkopen. Maar het ontwerp- en produc-
tieproces van mijn schoenen zijn tijdrovend. Ik stel mijzelf 
steeds de vraag: Hoe zou ik dit product kunnen opscha-
len? Hoe kan ik dezelfde impact hebben tegen lagere pro-
ductiekosten?’ Baković blijft het experiment met materia-
len en technieken opzoeken. ‘Ik werk nu geregeld met een 
scanner, die ook wel in de orthopedische industrie wordt 
gebruikt. Daarmee kan ik een fysieke leest inscannen en er 
vervolgens digitaal mee verder werken. Zo ontstaat er een 
dialoog tussen het analoge en het digitale.’ Ook dook hij in 
de wereld van synthetisch rubber. ‘Het experiment met dit 
materiaal begon kleinschalig in de studio. Momenteel ben ik 
bezig met een partij uit de auto-industrie om te kijken of we 
dit samen verder kunnen ontwikkelen. Voor zo’n project sta 
ik in contact met verschillende industrieën en leveranciers. 
Die samenwerkingen vind ik interessant. Dat is de kant die ik 
op wil.’
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MUNGANYENDE 
HÉLÈNE CHRISTELLE

 Als publicist en kunstcriticus is Munganyende Hé-
lène Christelle breed geëngageerd. Haar werk concentreert 
zich veelal rondom hedendaagse politieke bewegingen met 
populaire cultuur als belangrijkste onderwerp. Agelopen jaar 
zette ze typografie in als politiek instrument om een belang-
rijk designvraagstuk te formuleren: wie bepaalt wat design is? 
Zo onderzoekt ze de toekomst van typografiedesign onder de 
werktitel Times New Thotiana.
 Vertrekpunt is het Centraal-Afrikaans cultureel erf-
goed van imigongo. In Rwanda, waar ze opgroeide in migranten-
kamers van Kigali, is dit een eeuwenoude designvorm met een 
sterke beeldtaal die vooral onder vrouwen populair is als ui-
tingsvorm. ‘De imigongo-beoefenaars gebruiken geometrische 
vormen om muren en aardewerk te versieren met patronen die 
een tekstuele betekenis dragen. Het zijn moderne hiërogliefen.’ 
 Hélène Christelle bevraagt het klassieke  beeld van 
‘de designer’ en is nieuwsgierig hoe ze als publicist kan bijdragen aan 
een designwereld die niet-westers design vanuit de marge naar het 
centrum kan brengen. ‘Ik wil een vertaalslag maken van de imigongo 
naar een moderne designmethodologie. Industrieën moderniseren kan 
niet als je populaire cultuur, de cultuur van de jonge massa, negeert. 
Vandaar de titel van mijn onderzoek, als knipoog naar de vernieuwings-
slag die mijn digitale generatie de designwereld te bieden heeft.’
 Om haar omvangrijke visie in een internationale context te 
plaatsen, maakte ze een half jaar lang werkreizen naar andere design-
steden die vanuit de marge een eigen autoriteit opbouwden, waaron-
der Accra en Dakar. In Dakar bezocht ze de tweejaarlijkse kunstbiënna-

le. ‘Naast het officiële programma is er een minstens zo groot 
off-programma dat zich afspeelt in huiskamers, onafhankelijke 
galeries en boetieks. Daar ontdek je werk dat je niet in de ge-
vestigde instituten tegenkomt.’
  Tijdens het onderzoeksjaar heeft ze belangrijke 
stappen kunnen zetten, ook in het denken over haar prak-
tijk. ‘De eigenaar van een kunstgalerie in Dakar zei tegen mij: 
“Er is meer dan alleen de politieke urgentie. Het gaat ook om 
de schoonheid van ons werk. Want als mijn leven er niet is om 
beeldschoon te zijn, waarvoor is het dan wel?”’
  Na haar periode van onderzoeken breekt voor Hélène 
Christelle nu de fase van samenwerken aan. Zo wil ze binnen de 
Werkplaats Typografie bij ArtEZ in samenwerking met collega’s 
uit het kunst-, cultuur- en designvak, een critical design-prak-
tijk cureren met collectieve lezingen en groepsexposities.
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OCTAVE 
RIMBERT-RIVIÈRE

8584

 Ze trekken meteen de aandacht: de theepotten en de 
ontelbare kopjes in de Amsterdamse werkplaats van ontwerper 
en keramist Octave Rimbert-Rivière. Veelal bont van kleur, met 
een lichte glans, sommige strak en hoekig, andere verleidelijk 
weelderig met bewust aangebrachte oneffenheden, of juist 
monsterlijk grotesk met wonden in het egale oppervlak. Bij zijn 
afstuderen in Het Hem in 2020 toonde hij voor het eerst meer 
dan honderd stukken op twee grote tafels, geëxposeerd als 
een massieve menigte van gekke wezens. Daarna ging hij ver-
der met het vervaardigen van het ontregelende serviesgoed, 
een verslavend en leerzaam vervolg van een project dat ooit als 
grap begon. 
 De Franse Rimbert-Rivière, die inmiddels vier jaar in 
Nederland woont, vertelt: ‘Ik wilde de link onderzoeken tus-
sen handwerk en nieuwe technologieën, zoals 3D-printen. 
Een beker, een universeel object dat al sinds mensenheugenis 
wordt gemaakt, was het eerste dat ik gebruikte om sculptura-
le kenmerken toe te voegen aan een alledaags voorwerp. Met 
3D-software kon ik eenvoudige geometrische vormen uitrek-

ken, vervormen en verplaatsen, wat resulteerde in on-
verwachte combinaties. Zo combineerde ik het gebruik van 
de computer met traditionele technieken om op een heel 
speelse manier vervormd serviesgoed te creëren. Ik maak 
graag keramiek dat de aandacht trekt door zijn verleidelijke 
vormentaal en zijn monsterlijke aspect, maar dat toch func-
tioneel is.’
  In zijn objecten giet de toegewijde Rimbert-Riviè-
re zijn liefde voor een ambacht, dat hij zichzelf voor een deel 
met behulp van online tutorials eigen maakte. Hij is ontzet-
tend blij dat hij zich, door de toewijzing van de talentont-
wikkelingsbeurs, in de praktijk kon laven aan de kennis van 
meesters, zoals keramist Marianne Peijnenburg, mallenma-
ker Frans Ottink en glasexpert Steef Hendriks. In een eerder 
stadium werkte hij samen met kunstenaar en gamedesigner 
Guillaume Roux. ‘Het was de eerste keer dat ik geavanceer-
de technieken leerde van professionals en ze kon toepassen 
in mijn processen. Dit zorgde ervoor dat ik het creatieve re-
sultaat kon verbeteren, de productie optimaliseren en ik mijn 
eigen keramiekatelier kon beginnen.’
  In de laatste fase van het talentontwikkelingsjaar 
is een publicatie over zijn werk gepland, die hij zal maken met 
grafisch ontwerper Alex J. Walker. Ook zullen zijn objecten 
fysiek en online worden tentoongesteld. Rimbert-Rivière 
besluit: ‘Ik vond het zeer verrijkend om nauw samen te wer-
ken met experts die in de digitale en ambachtelijke wereld 
toonaangevend zijn.’
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PATRICIA MOKOSI

87

 Modeontwerper Patricia Mokosi is geboren in Congo, ge-
togen in Eindhoven en woont momenteel in Amsterdam. Haar inspi-
ratie haalt Mokosi uit haar turbulente jeugd. Ze is gefascineerd door 
alles wat met het audiovisuele, spirituele en occulte te maken heeft. 
Mokosi heeft zich afgelopen jaar gericht op de verdere ontwikkeling 
van haar label On God by Tries.



RENSKE 
VAN VROONHOVEN

8988

 ‘Hoe moeilijk kan het zijn?’, dacht Renske van Vroon-
hoven toen ze zich begon te verdiepen in geur. Het bleek iets 
ingewikkelder dan gedacht, maar inmiddels is Van Vroonho-
ven thuis in het medium en weet ze met geur trefzeker ver-
vlogen tijden te ontsluiten. ‘Geur is een intiem portaal dat je 
direct terugbrengt naar een herinnering.’ 
 In veel van haar (multidisciplinaire) projecten pro-
beert Van Vroonhoven toegang tot een verleden te verle-
nen en verlengen. Zo werkte ze het afgelopen jaar op Jer-
sey samen met kunstenaars Thomas Buckley en Ned Lawlor 
aan Memory Bar, een serie performances in de vorm van 
een cocktailavond, waarmee herinneringen aan de bezet-
ting van het eiland tijdens de Tweede Wereldoorlog in het 
leven worden geroepen en op voelbare wijze toegankelijk 
worden gemaakt voor een breed publiek. De drie haalden daartoe 
verhalen op bij (bejaarde) eilandbewoners. 
 ‘Er was een vrouw die ons vertelde dat ze als kind tijdens 
een hete zomer gedurende de bezetting zo’n honger had, dat ze 
stukjes asfalt van de smeltende wegen trok, daar bolletjes van draai-
de en die opat alsof het toffees waren.’ Deze herinnering werd on-
derdeel van een multimediaal vijfgangenmenu. Bezoekers genoten 
(eetbare) berkenteer uit een ‘zwart weggetje’ op hun tafels terwijl 
ze naar het verhaal van de eilandbewoner luisterden en visuele ver-
talingen van haar herinnering op hun tafel werden geprojecteerd. 
 ‘Als bezoeker dacht je echt: “Ieeeh, zit ik nu teer te eten?” 
We proberen mensen niet alleen een gebeurtenis te laten herbele-
ven, maar zoeken ook naar een fysieke ervaring van de impact ervan. 
Het moet echt binnenkomen.’ Voor een andere herinnering com-

poneerde Van Vroonhoven de geur van een tuin op Jer-
sey in de zomer. ‘Ik weet inmiddels hoe ik een geur moet 
opbouwen. Geurstof stemone ruikt bijvoorbeeld naar ge-
broken bladeren, groene vijgen en stengels. En op Jersey 
groeit ook lavendel en tijm, dus zoiets moet er ook in. En dan 
moet je er nog rekening mee houden dat sommige elemen-
ten sneller vervliegen dan andere.’
  Momenteel is Van Vroonhoven bezig met een ei-
gen productlijn en een tweejarige onderzoeksopleiding aan 
Cambridge waarbij ze zich volledig richt op haar medium, 
geur. De daar opgedane kennis vertaalt ze naar haar eigen 
educatieve programma voor Nederlandse kunstacademies. 
‘Wist je dat de Romeinen tijdens banketten soms in geurstof 
gedoopte duiven lieten rondfladderen? En wij maar denken 
dat we iets heel nieuws doen.’ 
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ROBBERT DOELWIJT JR.

9190

 “Een zwarte filmmaker met autisme wil een film ma-
ken”, dat stond min of meer in mijn aanvraag voor de talen-
tontwikkelingsbeurs. Ik wilde een positie innemen en voelde 
me geroepen om namens een groep te spreken.’ Autodidact 
en audiovisueel maker Robbert Doelwijt jr. is geboren in de 
Amsterdamse Bijlmer en heeft Surinaamse ouders met roots 
in Nigeria, Sierra Leone, China en Indonesië. Genoeg groe-
pen om namens te spreken dus, genoeg inspiratie ook om 
een film te maken waarin hij zijn identiteit als zwarte bi-cul-
turele man kan vastleggen. 
 Maar sindsdien is er veel gebeurd. ‘De toekenning 
van de beurs heeft ervoor gezorgd dat ik veel meer durf-
de te geloven in mijn kunstenaarschap. En dát besef leid-
de ertoe dat ik begreep dat mijn zoektocht niet over labels gaat. Ik 
ben geen “zwarte maker”. Of: “Een neurodiverse maker op het spec-
trum.” Ik ben een máker. Iemand die zijn eigen ervaringen in zijn werk 
verwerkt. Dus het onderwerp bleef hetzelfde, maar het wérk krijgt 
nu de nadruk, niet de persoon die het werk maakt.’
 Dat besef van kunstenaarschap beïnvloedt ook Doelwijts 
andere plan: een residentie van een maand in Tokio – die door coro-
na pas in 2023 kan plaatsvinden. ‘Tijdens mijn residentie in Tokio ga 
ik een experimenteel filmproject doen dat reflecteert op de positie 
van jazz in Tokio. De twee maanden die ik daaraan vooraf door Japan 
ga reizen, gaan niet over jazz, maar zijn vrijer, vooral om mezelf uit 

mijn comfortzone te trekken.’
  Volgens Doelwijt is het een vraag die meer zwar-
te mensen in de diaspora bezighoudt: Welke plek durf ik in 
te nemen? Kun je bijvoorbeeld welkom zijn in de wereld van 
de jazz, maar dan wel in een land als Japan, waar buitenlan-
ders soms met argwaan worden bekeken? ‘Wat me te wach-
ten staat weet ik niet. Misschien ga ik me wel opeens thuis 
voelen in een Japanse Afro-barbershop. Of heel ergens an-
ders. Je ziet in films zelden zwarte mensen reizen, meest-
al blijven ze thuis. Maar ik wil ze wél op reis zien, dus word ik 
door mijn tocht zelf de zwarte man die ik in een film zou wil-
len zien. Een man op zoek, buiten zijn comfortzone. Hij weet 
dat hij een experiment aangaat, dat hij iets gaat ontdekken. 
Hij weet alleen nog niet wat.’
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ROSEN EVELEIGH
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 Grafisch ontwerper Rosen Eveleigh studeerde aan de 
Werkplaats Typografie van ArtEZ. In hun praktijk onderzoekt hen hoe 
queer- en transmensen grafisch ontwerp inzetten om te communi-
ceren en zich te representeren. Hen richt zich op Nederland in de 
context van de hiv/aids-crisis in de jaren zeventig, tachtig en negen-
tig. Met een reeks collaboratieve intergenerationele orale geschie-
denissen en workshops onderzoekt Eveleigh deze queer- en trans-
geschiedenis vanuit een hedendaags standpunt. Hen hoopt hiermee 
nieuwe inzichten in de relatie queerness en grafische ontwerp in 
Nederland te verkrijgen.



ROSSEL CHASLIE
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 Na een druk jaar met onder meer een artist in re-
sidency bij The Black Archives, een cover voor Antonlo-
gie; verhalen over het gedachtegoed van Anton de Kom, 
een muurschildering voor Weltmuseum Wien en illustraties 
en een TV-optreden in het kader van de documentaire De 
opstand op de Neptunus – het Zeeuwse schip dat in 1785 
voor de Ghanese kust door de slaafgemaakten aan boord 
tot ontploffing werd gebracht – koos illustrator, animator 
en schrijver Rossel Chaslie voor vertraging en een herori-
entatie van zijn eigen praktijk.
 ‘Als kunstenaar heb je – zoals Nina Simone zei – de 
opdracht de tijd waarin je leeft, en je gemeenschap te weer-
spiegelen’, zegt Chaslie. De morele opdracht van activisme 
en representatie – die je als lid van een minderheid al snel 
voelt – loopt als rode draad door zijn werk. Tegelijkertijd kan 
die opdracht ook benauwen: ‘Ik ben dankbaar en trots dat ik 
als maker van kleur met een politieke boodschap wordt ge-
vraagd voor opdrachten en geld verdien, maar ik ben meer 
dan alleen activist en wil ook andere aspecten van mijzelf 
verkennen.’ 
 Om daarvoor ruimte te maken, deed Chaslie dus een stap 
terug. Hij nam minder opdrachten aan en bewoog zich weg van de 
animatie: ‘Ik wil meer doen met storytelling, maar in mijn eentje aan 
een animatie werken, maakt me niet gelukkig en is zelden kosten-
dekkend.’  Chaslie herontdekte één van zijn eerste liefdes: de co-
mic. Hij deed een open call voor een comic anthology en nodigde 

vijf verschillende schrijvers uit om een verhaal te schrijven. 
Deze verhalen zal hij, elk in een ander medium en een ande-
re stijl, naar een comic vertalen. ‘Zo onderzoek ik welke stijl 
me past.’
  Ook maakte Chaslie een onderzoeksreis naar zijn 
geboorteland Suriname om verhalen uit de jeugd van zijn 
moeder te traceren en om historisch betekenisvolle plek-
ken, waaronder voormalige plantages, te bezoeken. ‘De 
zwarte geschiedenis zal altijd een rol spelen in mijn werk, 
maar ik heb óók een passie voor science fiction. Hoe ziet 
Paramaribo er in het jaar 2500 uit?’ Uiteindelijk wil Chaslie 
de verhalen van zijn moeder inbedden in bredere (deels fic-
tieve) narratieven over het verleden, het heden en de toe-
komst van Suriname en vertalen naar een graphic novel, 
Sranang Stories. In zijn jaar reflectie, heroverde Chaslie de 
controle over zijn eigen verhaal en positionering als maker: 
‘Ik geloof in duurzaam activisme én wil vanaf nu vooral werk 
maken waarmee ik een legacy neerzet die over vijftien jaar 
ook nog betekenisvol is.’
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SHAQUILLE VELDBOOM

 Shaquille Veldboom wilde engineer worden, maar in zijn 
hoofd en hart was hij al autodesigner. Met een grootvader als 
automonteur wist hij al op jonge leeftijd hoe hij een auto in el-
kaar moest zetten. ‘Ik kan machines en auto’s ontwerpen en zou 
daar zo mijn professie van kunnen maken. Maar bij het ontwikke-
len van dit soort hoogwaardige producten die echt door men-
sen gaan worden gebruikt, krijg je te maken met regelgeving en 
veiligheidseisen. En eigenlijk ontdekte ik dat ik naast ontwerpen 
óók graag verhalen vertel.’ Zijn design skills bleken goed van pas 
te komen in de game industrie, waar je helemaal zelf kan bepalen 
hoe iets werkt en wordt gebruikt. Veldboom: ‘In een game kun je 
de fysieke en digitale realiteit laten samensmelten. Alles is mo-
gelijk en met de programma’s van tegenwoordig hoef je nauwe-
lijks nog zelf te programmeren. En áls ik extra technische kennis nodig 
heb, weet ik die wel te vinden. Met YouTube en een technische vader 
kom ik trouwens ook al heel ver.’
 Momenteel werkt hij aan de ontwikkeling van zijn eigen vi-
deogame GodSpeed, dat ‘veel geluk’ of ‘goede reis’ betekent. Voor 
deze game heeft hij een microcar ontworpen. Als speler verzamel je 
onderdelen van de auto en eenmaal compleet kun je racen tegen an-
deren. Maar het gaat Veldboom niet alleen om het spelen. Een be-
langrijk element is voor hem om via games persoonlijke ervaringen en 
kennis over te brengen, én anderen te inspireren met een mooi ver-

haal. ‘In GodSpeed volg je hoofdpersoon Grio Yggdrasil, die net 
als ik in Amsterdam Zuidoost woont. De naam is Afrikaans en 
betekent “doorgever”. Grio is mijn alter ego. Wanneer hij zijn 
eigen automerk begint, laat ik hem van alles ontdekken. Het 
educatieve aspect is dat ik de spelers van de game meeneem in 
de ontwikkeling van menselijke innovaties. Die ontdekkingen en 
uitvindingen komen de spelers goed van pas om verder te ko-
men in het spel. Dit is mijn manier om kennis door te geven.’ 

  Afgelopen jaar bekwaamde Veldboom zich verder in het 
3D-ontwerpen en het vertellen van interactieve verhalen. 
Voor de presentatie van GodSpeed hoopt hij de 3D-versie van 
de microcar uit de game te presenteren.
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STEFAN DURAN

 Als motion designer heeft Stefan Duran de ambitie om zich 
verder te ontwikkelen op het gebied van animatie. Hij wil de zeg-
gingskracht ervan vergroten. Aanleiding voor zijn onderzoek is de 
vercommercialisering van hiphop en de manier waarop deze scene 
zijn kritische boodschap en positie verliest. Duran stelt zichzelf de 
vraag: ‘Hoe kan ik met de combinatie van muziek, dialoog en animatie 
een verdiepend en maatschappelijk relevant verhaal overbrengen?’
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STERRE RICHARD
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 Sterre Richard rondde de opleiding illustratie aan 
de Willem de Kooning Academy in Rotterdam cum laude af. 
Maar pronken als een pauw en vasthouden aan hetzelfde te-
kenkunstje is niks voor de veelzijdige striptekenaar, die werkt 
onder de naam Sterric. Het verhaal dat ze wil vertellen be-
paalt de beeldtaal. Ook haar doelgroep is divers: jongeren, 
volwassenen en alles daartussenin. Ze is wars van de geijkte 
romantische verhalen, waarin personage A en B elkaar in het 
begin niet zien staan, door een avontuur op de proef wor-
den gesteld en zo ontdekken dat ze voor elkaar bestemd zijn. 
Haar eerste graphic novel is daar een tegenreactie op. ‘In 
De Vloek van Rood begint het juist met een gelukkige relatie. 
Door krachten van buitenaf ontstaat het conflict.’
 Sterric maakt boeken die ze zelf zou willen lezen. 
Zo ontstonden uiteenlopende producties die een combi-
natie zijn van feministische thema’s, Europese folklore en historie. 
‘Ook houd ik nogal van occult-achtige horrorverhalen, geschreven 
vanuit het vrouwelijke perspectief. Als tiener werd ik daar voor het 
eerst door gegrepen, door de Japanse shoujo manga-strips, be-
doeld voor meiden tussen de tien en zestien jaar. Ze werden rond de 
millenniumwisseling voor het eerst in Europa geïmporteerd.’
 In het kader van de talentontwikkelingsbeurs is Sterric nu 
onder meer bezig met een researchproject over shoujo manga. ‘Het 
aantal vrouwelijke striptekenaars is de laatste jaren flink toegeno-

men. Ook al is hun tekenstijl anders, je ziet aan de structuur 
van het verhaal dat ze, net als ik, in hun jeugd veel manga 
lazen. In samenwerking met een Duitse PhD-student, ge-
specialiseerd in Japanse cultuur in Europa, onderzoek ik of 
die toename niet alleen in Nederland maar ook daarbuiten 
plaatsvond. Als dit zo is, ga ik met tekenaars uit verschil-
lende Europese landen een hommageboek met illustraties 
en essays maken over de manga-kunstenaars die ons inspi-
reerden.’
  Sterric werkt voornamelijk digitaal. ‘Anoloog vind 
ik ook fijn, maar met name inkleuren is een uitdaging. Ik be-
studeer nu materialen en technieken die zorgen voor een 
egaal en sneldrogend resultaat, zodat ik in de nabije toe-
komst mijn eerste analoog getekende graphic novel kan 
uitbrengen. Ook op literair gebied wil ik, met behulp van een 
intensieve workshop, nog wat slagen maken. Het voelt heel 
bevrijdend om door de beurs die ruimte te hebben.’
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SÜHEYLA YALÇIN
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 Als dochter van ouders met een migratiegeschiedenis stelt 
audiovisueel maker Süheyla Yalçin de vergeten Turkse geschiedenis 
centraal in haar onderzoek. In het project De Diaspora Designer be-
vraagt ze op satirische en kritische wijze wie bepaalt wat design is.
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 De meeste archieven bestaan vooral uit documen-
ten waarin het geschreven woord als belangrijkste informa-
tieoverdracht wordt gezien. Tabea Nixdorff maakt voor haar 
onderzoeksprojecten veel gebruik van archieven, maar zoekt 
juist naar sporen die verder gaan dan de tekst: wat zijn de be-
lichaamde vormen van kennis die niet zijn gedocumenteerd? 
Nixdorff ziet lichaamstaal, orale overdracht, zang en ande-
re ‘instrumenten’, bijvoorbeeld weefgetouwen, als bijzonder 
waardevolle bronnen voor het vinden en vertellen van gemar-
ginaliseerde verhalen. 
 Nixdorff studeerde af aan de Werkplaats Typografie 
in Arnhem en werkt sindsdien als kunstenaar, typograaf en onder-
zoeker. Ze schrijft, ontwerpt en geeft boeken uit, assembleert au-
diocollages, en organiseert sociale bijeenkomsten die zich richten 
op het affectief delen van kennis. Haar projecten zijn steeds verwe-
ven met het persoonlijke, op zoek naar queer belonging, en (re)clai-
men van zogenaamde ‘vrouwelijke’ arbeid.
 Sinds twee jaar verdiept ze zich in de geschiedenis van fe-
ministische netwerken en bewegingen in Nederland, geïnitieerd 
door een tentoonstellingsproject in opdracht van Het Nieuwe Insti-
tuut in Rotterdam. In dit project werkt ze nauw samen met architect 
en onderzoeker Setareh Noorani. Samen proberen zij de tentoon-
stelling te overschrijden en intergenerationele netwerken van soli-
dariteit en vriendschap te creëren, die het ontwerp van het sociale 
opnieuw vormgeven. Dit project moedigde Nixdorff ook aan om een 
eigen publicatiereeks te beginnen, genaamd Archival Textures, om 
efemeer archiefmateriaal, zoals brieven, notities en manuscripten in 
het nu te verspreiden.
 Gedurende het afgelopen jaar werkte Nixdorff ook aan haar 
onderzoeksproject su-sur-rous, dat ze omschrijft als ‘een zoektocht 
naar onder-gerepresenteerde biografieën van hen die, via hybridi-

satie van hun lichaam met muziekinstrumenten, machines, 
of andere technologieën, alternatieve talen hebben ontwik-
keld.’ Hiervoor wint ze ook expertise in van geluidskunste-
naars en dichters. 
  Poëzie is voor Nixdorff een terugkerend referen-
tiepunt. Zo raakte ze een tijd geleden gefascineerd door 
errata die ze zo nu en dan op een inlegvel in boeken vond. 
‘Ik wilde er meer van weten. Errata zijn correcties die tij-
dens het productieproces over het hoofd zijn gezien. Ze 
geven inzicht over de making-of van een publicatie en wer-
pen licht op het vaak onzichtbare werk van een redactie. Als 
je errata als een paratekst op zich leest, roept het ook on-
bedoeld een poëtische kwaliteit op.’ Over het onderzoek 
schreef ze een essay en maakte ze een boek waarin de er-
rata als dichtregels worden gepresenteerd. De talentont-
wikkelingsbeurs heeft haar de gelegenheid gegeven om met 
haar werk en portfolio door te gaan. ‘Dit heeft me gestimu-
leerd om verder te professionaliseren.’
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TOBIE VAN PUTTEN
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 In de webshop van NEW TOOB zijn enkel unieke stuk-
ken te koop. En alles is persoonlijk gemaakt door Tobie van 
Putten. Hij ontwerpt vaak al doende, terwijl hij aan de naaima-
chine zit. Van Putten schetst geen collectie, maar begint bij 
een illustratie, die hij laat uitgroeien tot een gezeefdrukt des-
sin op een stof. En dan begint het kledingontwerpen pas. Wat 
daaruit komt, is opvallend, kleurrijk, vrolijk. Het werkt aanste-
kelijk. ‘Het is heel erg wie ik ben, wat ik zelf wil dragen,’ zegt 
Van Putten. ‘Ik breng graag wat meer kleur in de wereld. Ook 
op een alledaagse dag mag je er van mij uit knallen.’ 
 Dat hij de talentontwikkelingsbeurs kreeg, beteken-
de veel. ‘Ik zat op een oud naaimachientje te stikken en wist 
niet wat me overkwam toen ik hoorde dat ik de beurs van 25.000 
euro kreeg. Ik had nooit geld.’ Het stelde hem in staat drie profes-
sionele naaimachines aan te schaffen: een lockmachine, een tricot 
overlocker en een rechtstikmachine. Even vreesde hij dat het een 
slechte investering was, want het kostte hem bijna twee maanden 
om er technisch mee om te leren gaan. Nu wil hij niet meer zonder: 
‘Ik ben dit jaar echt gegroeid in mijn vakmanschap.’
 Een tweede keerpunt was zijn kennismaking met rondbrei-
en in het TextielLab in Tilburg. Hij kwam er met foto’s van modellen 
in zijn kleding tegen een achtergrond van gezeefdrukte en geair-
brushte illustraties. Die beelden zijn op de rondbreimachine omge-
zet in textiel. Een hele ontdekking, breien: ‘Ik zeefdrukte alles altijd, 

maar dat heeft nadelen in kleding. Die print haalt de stretch uit 
de stof, en kan na een tijdje gaan breken.’ Wat je inbreit, blijft 
daarentegen soepel. De resultaten gaat Van Putten nog ver-
werken in een nieuwe outfit, maar niet allemaal: ‘Ik ben er nu 
eentje aan het opspannen, dat is zó gaaf. Ik zou daar de hele 
dag naar kunnen kijken.’
  De gebreide doeken zijn op de Dutch Design Week 
te zien. Daar worden ook de resultaten getoond van de expe-
rimenten die hij nu met denim doet. ‘Tot nu toe werkte ik met 
joggingstoffen, het mag van mij wel iets deftiger. Ik ben denim 
jasjes aan het maken met mooie diepe kleuren en prints.’ In no-
vember verwacht hij klaar te zijn voor zijn eerste solo-exposi-
tie, waarschijnlijk ergens in een winkel in Amsterdam: ‘Ik heb 
me lang ondergedompeld in een intensief maakproces. Einde 
dit jaar wordt het tijd de uitkomsten daarvan te laten zien aan 
het grote publiek.’
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YURO MONIZ
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 ‘Op een bepaald moment kreeg ik opeens het ge-
voel dat ik hele grote vazen moest maken’, zegt Yuro Moniz. 
Zo gevoeld, zo gedaan. Moniz, tot die tijd werkzaam als vi-
deo-editor, toog naar Zuid-Korea en ging een week bij een 
meesterpottenbakker in de leer om de keramische tarye-
om-techniek onder de knie te krijgen. Bij deze techniek 
komt een werkstuk tot stand door het stapelen en aan el-
kaar boetseren van rollen. 
 ‘In Korea maken ze traditioneel met de hand, dus 
zonder draaischijf, heel grote potten om bijvoorbeeld eten 
in te laten fermenteren.’ De pottenbakker zit daarbij gere-
geld in een innige omhelzing met de pot in wording, een rol 
klei over de schouder geworpen. Die fysieke ontmoeting 
met het materiaal zonder tussenkomst van gereedschap 
of instrument – en de imperfecties in het eindproduct die 
daarbij horen – daar is het Moniz om te doen. ‘De klei zegt mij 
wat ik moet doen. Ik begin wel met een idee, vorm of functie, maar op 
een gegeven moment nemen het materiaal en mijn intuïtie het over.’ 
Moniz wil met haar handwerk weg van Westerse technologische per-
fectie en terug naar de essentie van wat het volgens haar betekent 
om mens te zijn. ‘We moeten terug naar binnen, we zijn veel te veel 
bezig met het uiterlijk.’
 In de komende tijd onderzoekt Moniz het keramisch am-
bacht en neemt daarbij haar eigen identiteit als uitgangspunt: ‘Ik heb 
Surinaams, Hindoestaans, Chinees en Portugees bloed en dus wil ik 
in Suriname, India, China en Portugal onderzoeken hoe het ambacht 
van de pottenbakker er daar uitzag en uitziet en zoveel mogelijk lo-
kale technieken en vormtalen leren kennen. Welke verhalen horen 

daarbij? En wat is nu eigenlijk mijn verhaal als maker?’ Later 
in het jaar volgen een onderzoek bij The Black Archives en 
een residentie bij het EKWC (Europees Keramisch Werkcen-
trum) en een onderzoeksreis naar Marokko. Ook zocht Mo-
niz contact met de Crafts Council Nederland. ‘Dit traject is 
eigenlijk de start van mijn professionele toekomst.’ 
  Uiteindelijk is het ambacht voor Moniz een manier 
van leven. ‘Het liefst zou ik met mijn gezin heel de wereld 
af reizen op zoek naar plekken waar mensen nog authen-
tiek leven en leren over de plaatselijke keramiektechnieken 
en de verhalen daaromheen.’ Moniz wil terug naar Korea en 
naar Mexico, maar ook naar Japan om een keramist die met 
de hand badkuipen boetseert te bezoeken. ‘Ik wil zoveel 
mogelijk kennis over dit ambacht opdoen, voordat die ken-
nis uitsterft.’
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ZALÁN SZAKÁCS
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 Zalán Szakács haalde in 2017 zijn bachelor Man and 
Communication aan de Design Academy Eindhoven. Twee jaar 
later volgde hij de master Media Design: Experimental Publis-
hing aan het Piet Zwart Instituut in Rotterdam. Op zijn web-
site omschrijft hij zichzelf als ‘een post-digitale kunstenaar, 
audiovisueel performer en onderzoeker van mediatheorie-
en’. Hij vindt het heel boeiend om vergeten technologieën 
uit de geschiedenis te analyseren. ‘Hoe werden deze appa-
raten gemaakt en gebruikt, en wanneer? Hoe werden ze in 
die betreffende tijd gezien en beoordeeld? Ook neem ik he-
dendaagse technologieën onder de loep en denk ik na over 
wat nog komen gaat. Al deze input vertaal ik naar interactie-
ve installaties die de ideeën uit verleden, heden, toekomst 
vangen. Wonderlijke werken met licht, geluid en geur waarin 
mensen een gevoel van tijdloosheid ervaren.’
 Afgelopen jaar werkte Szakács onder meer aan 
Lichtspiel. Hij verdiepte zich voor dit project in de optica en in het 
gebruik van licht in de zeventiende eeuw. Ook onderzocht Szakács de 
symboliek. ‘Licht was in die tijd niet alleen functioneel, maar vertel-
de ook vaak een verhaal. Zelfs de vorm van een lichtbron kon metafo-
risch zijn, zoals een olielamp in de vorm van een haan, verwijzend naar 
de opkomende zon en naar God.’ Voor zijn onderzoek werkt hij sa-
men met experts van verschillende kenniscentra: TU Delft, Universi-
teit van Utrecht en Rijksmuseum Boerhaave in Leiden, dat in het bezit 
is van de grootste verzameling zeventiende-eeuwse lenzen ter we-
reld. Verheugd: ‘Zonder de ondersteuning van het Stimuleringsfonds 
had ik nooit met deze specialisten in contact kunnen komen. Deze 

beurs geeft me zoveel ruimte en tijd.’  
  Dit geldt ook voor Tisztás, een ander project 
waar Szakács zich in kan verliezen. Hij reist daarvoor naar 
de streek waar hij tot zijn twaalfde woonde: het Roemeense 
Transsylvanië. Met een lokale gids, videocrew, een onderne-
mer die veel van tradities en folkmuziek weet, een Berlijnse 
geurkunstenaar, een geluidsartiest en zijn mentor trekt hij 
de bergen in om te onderzoeken welke invloed het mystieke 
landschap op de bewoners en hun culturele erfgoed heeft. 
Het verzamelde materiaal zal ook ditmaal resulteren in een 
installatie die je in vervoering brengt, wellicht ook nu weer 
tot tranen aan toe. Szakács besluit bevlogen: ‘Het besef dat 
mijn werk zo’n effect op mensen heeft, maakt mij weer emo-
tioneel.’
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OVER HET FONDS
Het Stimuleringsfonds Creatieve Industrie is het cultuurfonds voor 
vormgeving, architectuur, digitale cultuur en alle mogelijke cross-
overs. Het fonds wil een wezenlijke bijdrage leveren aan de kwaliteit 
van de professionele ontwerppraktijk binnen en vooral ook tussen 
de disciplines vormgeving, architectuur en digitale cultuur. Onder-
deel van dit streven is de interdisciplinaire wisselwerking tussen het 
culturele, maatschappelijk en economische domein. Het Stimule-
ringsfonds ondersteunt bijzondere en vernieuwende projecten en 
activiteiten van ontwerpers, makers en culturele instellingen in de 
creatieve industrie.

Stimuleringsfonds Creatieve Industrie
Groothandelsgebouw (ingang C, 5e etage, ruimte C5.069) 
Weena 723 
3013 AM Rotterdam
010 4361600
info@stimuleringsfonds.nl
www.stimuleringsfonds.nl
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stimuleringsfonds creatieve industrie
presenteert ontwerptalent 2022

Wat betekent het om een jaar lang 
de vrije ruimte te krijgen om je te 
richten op artistieke en professionele 
groei? Het Stimuleringsfonds 
Creatieve Industrie biedt opkomend 
ontwerptalent jaarlijks deze kans via 
de Regeling Talentontwikkeling.
 
Met Platform Talent streeft het fonds 
ernaar de zichtbaarheid van deze 
ontwerptalenten een extra boost te 
geven. Bekijk de lichting 2022 in deze 
publicatie en krijg een overzicht van 
alle ontwerptalenten die het fonds 
de afgelopen jaren ondersteunde 
via talent.stimuleringsfonds.nl.

Kijk voor meer informatie over 
de Regeling Talentontwikkeling 
op stimuleringsfonds.nl.
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