Huub van der Loo: Schilderijen en werken in de openbare ruimte.

Met zijn recente werk, waarop veelvuldig ovale motieven te zien zijn, refereert Huub van der Loo aan een reeks schilderijen en werken op papier die hij in de periode van 1998 tot 1999 maakte. Deze tonen eivormige of langwerpig ronde kleurvlakken die door horizontale en verticale lijnen worden gekadreerd. Veelal zijn deze vormen als duo weergegeven, waarbij de bovenste en breedste delen van de vormen elkaar raken of overlappen. Soms is er onderin het midden van het schilderij een klein gedeelte van een derde ovaal te zien, dat de omlijsting gedeeltelijk bedekt. 


Van der Loo maakte de werken naar aanleiding van een serie reproducties van het werk van Masaccio (1401-1428). Deze tonen fresco’s die de vijftiende eeuwse schilder voor de Brancacci-kapel in de Santa Maria del Carmine te Florence maakte. Met name de reproducties waarop details te zien zijn van de verschillende fresco’s vormden het uitgangspunt voor de schilderijen en aquarellen die Van der Loo eind jaren negentig maakte. Hierop is te zien hoe Masaccio in de door hem weergegeven figuurgroepen een zeker ritme weet aan te brengen. Het narratief wordt kracht bijgezet door enkele nadrukkelijke gebaren van de figuren en de uitwisseling van felle, veelbetekenende blikken. Door de verscheidenheid aan blikrichtingen lijkt het alsof Masaccio alle mogelijke wendingen van het gelaat wilde tentoonspreiden en deze draaiingen op een rijtje heeft gerangschikt. De gezichten van de dicht op elkaar geplaatste figuren overlappen elkaar deels, waardoor er opmerkelijke afsnijdingen en gezichtsvormen ontstaan. 

Door in te zoomen op de overlappingen en afsnijdingen van een twee- of drietal van deze koppen en de vormen van alle detaillering te ontdoen, komt Van der Loo tot de ovale motieven die een aantal werken eind jaren negentig zo kenmerken en nu opnieuw een rol spelen in zijn schilderijen. Tegelijkertijd onderscheiden de recente schilderijen zich van die eerdere werken. Het vrij statische karakter - dat versterkt werd door de horizontale en verticale kadrering van de  ronde vormen – heeft plaatsgemaakt voor een lossere omgang met het beeldmotief. De ovalen die op de vroegere schilderijen steeds in duo of trio het beeldvlak domineerden, zijn in aantal gegroeid en vormen soms gezamenlijk haast een woekering van eivormen. En het liggende formaat waar Van der Loo zich voorheen toe beperkte, is uitgebreid met staande formaten. Het beeldmotief krijgt hierdoor meerdere connotaties. De veelvoud van in elkaar gedraaide ovalen roept op het verticale formaat bijvoorbeeld de associatie op van een getordeerde ruggengraat. Of doet denken aan een simpele maar tot mislukken gedoemde handeling: de vervorming van een perfect rond elastiekje. Het refereert hiermee aan abstractere begrippen als terugveerkracht of vormvastheid.

De eivormige motieven worden in de recente werken meermaals geïntegreerd in de gelaagde beeldconstructies die Van der Loo  in de loop der jaren heeft ontwikkeld. Deze constructies zijn deels, zoals dat bij het ovaal in zekere zin ook het geval is, ontstaan als beeldcitaten. De verwijzingen naar andere schilderijen, krantenfoto’s of eigen fotomateriaal komen echter niet zozeer voort uit sterk inhoudelijke intenties of esthetische overwegingen. Het beeldmateriaal dat aan de werken ten grondslag ligt, wordt eerder ontleed en vertaald in rasters, lijnen en vlakken. Zo maakte Van der Loo gedurende de periode dat hij zich met de fresco’s van Masaccio bezighield, ook een serie kleine schilderijen die ontstaan zijn naar aanleiding van vroeg renaissancistische schilderingen van De Meester van de Pietà van Villeneuve-Lès-Avignon of Fra Angelico (Guido di Pietro,† 1455) waarop bijvoorbeeld pietà’s of kruisigingen zijn weergegeven. Van der Loo’s werken verwijzen echter niet zozeer naar de emotionele lading van het oorspronkelijke schilderij maar vormen eerder een beschouwelijk onderzoek naar de middelen waarmee de schilders het narratief hebben weergegeven. De zware donkerblauwe, purperen en rode tinten in combinatie met het lichte roze, geel en het bladgoud waarmee De Meester van de Pietà het dode lichaam van Jezus in de armen van Maria afbeeldde, vormen bijvoorbeeld het uitgangspunt voor een aantal werken. Terwijl voor andere schilderijen juist de zo kenmerkende uitgebalanceerde plaatsing van de figuren en de openheid van de architectonische elementen van Fra Angelico’s werken de aanleiding gaven tot nieuw onderzoek.

In 1996 leidde een onderzoek naar onderliggende bouwkundige structuren tot een eerste ruimtelijk werk. Van der Loo maakte in zijn atelier het werk Huisje, gemaakt van oude, uit dezelfde atelierruimte afkomstige raamkozijnen. De instabiele, lineaire constructie van aan elkaar bevestigde kozijnen die zo ontstond, deed eerder denken aan een ruimtelijke tekening dan aan een degelijk bouwwerk en fungeerde zo als studie die aanleiding gaf tot meerdere schilderijen. 

Van der Loo’s werken ontstaan echter net zo vaak vanuit kleine schetsen op papier of plastic, al dan niet naar de waarneming gemaakt. De schilderijen Caran d’Ache I & II (2001), die in vier Caran d’Ache basiskleuren zijn geschilderd en aan de hand van een aantal kleine schetsen van het Franse landschap zijn gemaakt, zijn hier een voorbeeld van. 

Het landschap in de meest brede zin van het woord speelt een leidende rol in het werk van Van der Loo. De architectonische en agrologische constanten in de schilderijen verraden zijn voorkeur voor een gecultiveerde versie van dit landschap. De accumulaties van lijnen en vlakken refereren aan bouwconstructies in een stedelijke omgeving, terwijl de gekromde lijnen van andere werken op hun beurt naar de voren van pas omgeploegde akkers in het boerenlandschap verwijzen. Het nadrukkelijke open karakter van de schilderijen en de gelaagde manier van werken, waarbij voorgaande beslissingen in verf niet weg- of dichtgeschilderd worden maar onderdeel uitmaken van het beeld, versterken deze associaties. De deels zichtbare onderlagen, in de vorm van een structuur van perspectieflijnen of een grid, fungeren als het geraamte van het werk. Dit samenstelsel van vaste bestanddelen wordt gaandeweg steeds opnieuw getoetst door de consistentie ervan te tarten. Het strikte karakter van een raster of grid wordt ondervraagd door er van af te wijken, door met eigen wetmatigheden een tweede, derde, vierde of vijfde grid aan te brengen. Het aangebrachte perspectief wordt onderuitgehaald door het spel met meerdere verdwijnpunten. De vanzelfsprekendheid van de aanvankelijke suggestie van ruimte wordt door later toegevoegde verflagen glashard ontkend. 

Dit analytische onderzoek naar de vastheid van beeldstructuren, dat tot uiting komt in de ‘opeenstapeling’ van mogelijkheden en overwegingen, wordt echter niet random uitgevoerd. Van der Loo maakt in wezen gebruik van wetmatigheden die ook bijvoorbeeld in de muziek gelden. Deze overeenkomstige wetten, die uitgaan van een structuur waarop variaties (in toonhoogten en –verhoudingen) toegepast worden, vertaalt hij naar de schilderkunst. Op één van de grote schilderijen van liggend formaat die hij in 2003 maakte, zijn horizontale evenwijdige lijnen zichtbaar in verschillende dichtbij elkaar liggende tinten rood en oranje. De horizontalen worden echter door Van der Loo’s toevoeging van een aantal licht gekromde lijnen onderbroken. Tegelijkertijd wordt de beeldstructuur aan het wankelen gebracht door een aantal groentonen. Net als in de polyfonische muziek van componisten als William Byrd (1543-1623), ondermijnen deze aanvullende, als contrapunt fungerende ‘stemmen’ de harmonie van het uiteindelijke werk niet. In tegendeel, deze ‘dissonante’ lijnen en ‘schurende’ kleuren fungeren juist als een verrijking van de rechtlijnige beeldstructuur van de schilderijen. 

Het canvas van een aantal recentere werken wordt bijna overbelast door een veelvoud van gelijksoortige krommingen. In tegenstelling tot wat het chaotische karakter van deze schilderijen doet vermoeden, zijn ook deze werken verbonden aan de eerder beschreven wetmatigheden die ontleend zijn aan muziek, in dit geval die van eigentijdse componisten als Nederlandse dj en technoproducent Jochem Paap, bekend onder de naam Speedy J. De eigenzinnige sfeer van zijn muziek wordt bepaald door de gelaagdheid van de samples van geluidsfragmenten die hij verwerkt in zijn composities. Het rauwe en blikkerige karakter en het gebruik van ritmische herhalingen zijn kenmerkend voor zijn muziek. Zoals in de polyfone muziek bouwt Speedy J zijn composities in wezen op met behulp van verschillende ‘stemmen’, in dit geval de door hem zelf opgenomen samples. Zijn werken kenmerken zich echter door een zekere mate van disharmonie en een hard, industrieel karakter. Van der Loo heeft geprobeerd de rauwe, haast onaangename sfeer van deze techno te vertalen naar zijn schilderijen. Met dezelfde beeldmiddelen waarmee hij ook de sterk harmonische composities naar aanleiding van Byrd heeft vormgegeven, weet Van der Loo nu een sterke mate van disharmonie te forceren. De warme, dicht bij elkaar liggende kleuren hebben plaatsgemaakt voor wrange kleurstellingen en het gebruik van metaalpigmenten onderstreept het industriële, koude karakter van het werk. De krommingen die eerder als evenwichtige en evenwijdige ‘tonen’ onderdeel uitmaakten van de beeldstructuur, raken en doorkruisen elkaar nu en zijn dicht op elkaar geplaatst.

Vanaf 2004 heeft Van der Loo voor het eerst een aantal werken in de openbare ruimte gemaakt. In wezen begeeft hij zich hiermee op een voor hem onbekend terrein. Toch kenmerken ook deze werken zich door Van der Loo’s interesse een bestaand gegeven op analytische wijze te onderzoeken en hier met verschillende beeldmiddelen op te reageren. De werken die hij tussen 2004 en 2006 in situ maakte, bestaan uit een aantal ingrepen die onderling sterk wat betreft vorm en materiaal verschillen, maar wat betreft inhoudelijkheid hetzelfde uitgangspunt hebben. Van der Loo toont met deze werken zijn voorkeur voor landschapssituaties die niet af zijn. Opnieuw gaat het hier voornamelijk om een gecultiveerde vorm van dit landschap: alle werken, met uitzondering van het werk Walled Garden (2005) dat in Brazierspark in Engeland is ontstaan, zijn gemaakt in een stedelijke omgeving. Binnen deze omgeving zoekt Van der Loo naar plekken die getuigen van een zekere disharmonie of - zoals hij het zelf onder woorden brengt – die de ‘ruis van de samenleving vormen’. Deze plekken hebben veelal hun oorspronkelijke functie verloren en wachten nog op een nieuwe bestemming. Deze ‘overblijfselen’ zoals leegstaande panden worden binnen de samenleving vaak als storend en lelijk ervaren. Tegelijkertijd bezitten de plekken volgens Van der Loo juist een zekere vorm van schoonheid. Door toevoegingen of veranderingen wil Van der Loo de bijzonderheid van deze tijdelijke situaties benadrukken. De manier waarop hij zijn intenties tracht te bewerkstelligen is sterk gerelateerd aan de wijze waarop zijn schilderijen ontstaan. Het werk PinkingNY (2004) in Brooklyn, New York, is hier een voorbeeld van. In een bij Greenpoint gelegen voormalig havengebied, trof Van der Loo een roestige staalconstructie aan, die deels op een half ingestorte pier leunde en deels in het water van de East River was terechtgekomen. Deze constructie bleek al veertien jaar in deze staat te bestaan. Door de balken en alle vanzelfsprekend geworden details te bedekken met een fluorescerend roze verflaag, onderscheidt de constructie zich sterk van de vele grijs- en bruintonen van het havengebied. De keuze voor deze toepassing onderstreept de overwegingen die Van der Loo zowel in zijn schilderijen als in zijn werken voor de openbare ruimte laat zien. De contrasterende ingreep in Greenpoint functioneert als de kromming binnen een rechtlijnige beeldstructuur. De toevoeging van de felgekleurde verf zorgt voor een hernieuwde aandacht voor de schoonheid van het gescheurde en verwrongen materiaal en verleent de ruwe staalmassa onverwachts een speels, zacht en haast aaibaar karakter.  

