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Zur Eroffnung der Buchmesse 2017 (Gastland Frankreich) prasentiert der Kunstraum Dreieich und
Galerie Uhn fiinf franzésische Kiinstler/in

- Jérome Boutterin - Eric Decastro - Soo Kyoung Lee - Jonathan Pornin - Jean-Marc Thommen
Die Vernissage von «réalités contemporaines imaginées « findet im Kunstraum-Dreieich

Daimlerstrasse 1K am 13.10.2017 um 19:00 statt. Dauer der Ausstellung 14.10.2017 bis 25.11.2017
Besichtigungstermin nach Vereinbarung

Pour " ouverture de la foire du livre a Francfort (Partronariat francais cette année) presentera le
Kunstraum-Dreieich /Artspace Frankfurt cinq artistes frangais.

- Jérome Boutterin - Eric Decastro - Soo Kyoung Lee - Jonathan Pornin - Jean-Marc Thommen
Le Vernissage de 1 'exposition «réalités contemporaines imaginées « auras lieu au Kuns-

traum-Dreieich Daimlerstrasse 1K 63303 Dreieich bei Frankfurt le 13. octobre a 19:00. L exposis-
tion sera du 14 octobre au 25 novembre 2017, visite sur rendez-vous



«Réalités contemporaines, imaginées»

- Jérome Boutterin
- Eric Decastro
- Soo Kyoung Lee

- Jonathan Pornin

- Jean-Marc Thommen

to be or not to be 2017 Eric Decastro
Acrilic String gel Pigments on canvas 100x190 cm



A
AR 54

Wyl

Jérome Boutterin
Bppb 63, 2016, oil on canvas, 162x130 cm
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Jérome Boutterin
Bppb 64, 2016, oil on canvas, 162x130 cm



Jérome Boutterin
Bppb 57, 2016, oil on canvas, 190x390 cm

Jérome Boutterin

BCYA 13, 2013, oil on canvas, 160x200 cm

Jérome Boutterin

born 1960 in Paris. Lives and works in Paris, France.
https://www.galerie-uhn.de/kiinstler/jérome-boutterin/

1978 - 1981 Villa Arson, Nice
1982 - 1987 Ecole Nationale Suérieure du Paysage, Versailles, France

Exhibitions (selected)
2016 - Nous voici chacun sous un bord du ciel, Ningbo Museum of art, com

2015 -

2014 -

2012 -

2011 -

2009 -

2008 -

2007 -

missariat: Zhenchen Jin, Ningbo, Chine , du 5 Mai au 5 juin 2016.
(Avec le soutien de I'Institut Francais de Shanghai dans le cadre du
festi val » Croisements » 2016.) Nous voici chacun sous un bord du
ciel, Meilun Museum, commissariat: Zhenchen Jin, Changsha, Chine,
du 15 Juin au 15 Juillet 2016. (Avec le soutien de I'institut frangais du
Hunan dans le cadre du festival Croisements 2016.)

Changer dair, Gallery artbn, Seoul, Korea

Jérome Boutterin, Galerie Uhn, Konigstein, Deutschland Peintures
récentes, Christophe Pillet recoit Jérome Boutterin, Paris

Peintures, Galerie Djeziri-Bonn-Linard editions

Bruler sa maison, Domaine de Kerguéhennec, Bignan

Collection printemps-été, Eric Linard galerie,La Garde Adhemar
Depuis quand les choses sont-elles négociables? Ecole d’art et de de
sign de Valence

Si j'avais un inconscient, je le saurais. Hotel Elysées Mermoz

Trop deftets, with Michel Guillet,

Ecole Supérieure des Beaux-Arts d’Angers Aus der la Main, Galerie
Andrieu, Berlin

Visions, Le 19 CAC de Montbéliard, Musée Baron Martin, Gray
Cooul, Galerie Villa des Tourelles, Nanterre

Apres / avant, curated by Rose Burlingham Contemporary
Watercolor,

New-York, USA / Fondation Colas, Paris



Von der unertriglichen Leichtigkeit der Malerei Jérome Boutterin (Dr. Martin Engler Stidel Museum)

Fast alle Bilder sind auf die eine oder andere Weise raumlich.

Die Bilder Jérome Boutterins strahlen eine Leichtigkeit aus, die den Betrachter verunsichert. Faszinierende, spielerisch vor sich
hin wuchernde Rhizome. Beildufig sich verzweigende Gesten und Flecken, leichte Lineamente und kompakte Flachen. Bilder, die
scheinbar im Vorbeigehen entstehen, sich selbst zu malen scheinen. Eine Leichtigkeit, die bei aller Beilaufigkeit — und hier liegt
der Moment der inhdrenten Verunsicherung - doch gesattigt ist mit Wissen und (Kunst)Geschichte, mit Tradition und dem Erbe
der Moderne.

Um was es geht, ist nach wie vor die Dynamik der Farbe zwischen der Figur und ihrem Grund - um den Raum des Bildes als
zentrale malerische Unwigbarkeit. Jener Moment, in dem die gemalte Fliche sich 6ffnet oder verschlief3t, in dem die Farbe
durchléssig wird oder den Blick in der Fliache bindet. Immer wieder von neuem wird jener spezifische Ort der Malerei ver-
messen, der sich einer letztgiiltigen Beschreibung immer wieder von neuem entzieht. Die Bilder Jérome Boutterins umspielen
nicht erst in jiingsten Zeit, aber in den letzten Jahren mit neuer Stringenz und Insistenz, eine der spannendsten und grundle-
gendsten Fragen der Malerei der Moderne tiberhaupt: Wie lasst dich der Raum der Malerei beschreiben und fassen, wenn die
Bilder ihrer klassischen Rdumlichkeit im Sinne einer Abbilds der Realitdt verlustig gingen?

Fiir und mit Donald Judd waren die Dinge zumindest vorlaufig klar entschieden. Nur wenig Malerei befand der Minimalist, als
Erfinder der ,Spezifischen Objekte; die den Illusions-Raum konsequent hinter sich lassen wollten, tiberhaupt erwahnenswert.
Der - gleichwohl in der modernistischen Maler-Wolle gewirkte — Bilderstiirmer wollte der Kunst den Raum konsequent austrei-
ben, allerdings nur um im néchsten Schritt die zweidimensionale Flachigkeit endgiiltig zu verlassen. Er rief das Zeitalter des ,Real
Space’ und der ,Dreidimensionalen Objekte’ aus, die weder Fisch noch Fleisch sein wollten, weder Skulptur noch Malerei — und
doch von beiden Gattungen das Beste in sich vereinen sollten. Dieser neue — echte, reale - Raum, den diese Objekte postulieren,
entpuppt sich allerdings als nicht weniger illusionistisch und sinnlich, als hochst vielfaltig zwischen Wahrnehmung und Realitét
oszillierend, denn der Raum der Malerei.

Was aus diesen vielfaltigen und weit reichenden Rochaden zwischen der Kunst und ihrem Raum resultiert, ist nicht zuletzt ein
selbstbewusst auftretender Betrachter, der in ganz neuer Form zwischen dem Kunst (sei es Installation, , Objekt oder eben Male-
rei) und ihren vielféltigen raumlichen Moglichkeiten vermittelt. Wenn wir also nach der spezifischen Rdumlichkeit der Arbeiten
Jérome Boutterins, dem Spiel seiner Malerei zwischen Flache und Raum, zwischen Figur und Grund fragen, kann dieser auf neue



Weise mit den Bildern und ihrem Raum in Beziehung tretende Betrachter nicht Auflen vor bleiben. Im Gegenteil, der aktive
suchende Blick des Betrachters wird zur zentralen Instanz, wenn wir diese subtil sich verdastelnden Malerei entschliisseln wollen,
die aus den Bilder Boutterins bei aller Flichigkeit und Beildufigkeit ungeheuer sinnliche und komplexe Farbraume entstehen
lasst.

Der Maler Jérome Boutterins misstraut der Malerei — und will doch auf keinen Fall von ihr lassen. Er zitiert die heroische Abs-
traktion, die spontane unmittelbare Geste, die Macht des uferlosen Over alls und prasentiert das alles doch nur als Brechung, in
Simulation, als Sinnsuche einer autonomen Malerei zwischen Abstraktion und neugefundener Realitit. Die Konstruktion des
Bildes wird delegiert, wird zum Prozess, der erst im Dialog mit dem Betrachter sich komplettiert.

Die ungebremste Wucht seiner Malerei wird nur miithsam gebandigt durch die Intelligenz, mit der er die Grundlagen seiner Bil-
der seziert. Am Ende einer Generationen und Jahrzehnte wiahrenden Recherche iiber die Moglichkeiten des abstrakten Bildes, ist
nichts mehr neu oder selbstverstandlich. Aufler die Teile finden sich, wie im Falle Jérome Boutterins, mit souverdner Leichtigkeit,
geradezu beildufig zu einem neuen, iiberraschenden Ganzen gefiigt.

Seine Bilder, wie die ,,Mailles“ oder ,,Monochromes® iiberraschen durch die provozierende Einfachheit ihrer Setzung, die sich
unter der Hand zu verwirrend sinnlichen Formulierungen wandeln. Die Systematik des Rasters generiert die Flecken des ,Ta-
chismus’ als Moment der Verunreinigung; die vermeintliche Direktheit der Geste wird als konzentrierter kompositorischer Akt
in die Fliche gebannt. Alles was auf diesen Bilder passiert, verdankt sich einer perfekten Balance aus Zufall und Kalkiil.

Farbe existiert im malerischen Universum Boutterins zuerst als reine, unvermischte Setzung. Im Moment des Farbauftrags, wenn
der Pinsel die Leinwand beriihrt, der Malprozess in seine entscheidende Phase tritt, ist jede Geste, die das Bild in seinen Abmes-
sungen vermisst, eindeutig: vielleicht Karminrot, Pariserblau, Ultramarin, Neapelgelb oder Rubinrot. Auf jeden Fall aber rein
und pur. Dann, im Verlauf eines nur teilweise steuerbaren Malprozesses, in dem etwa in seinen ,,Mailles“ das Bild aufbaut wird,
gewinnt die Malerei an Fahrt: Das Raster das der Malerei Boutterins ebenso wie der gesamten Moderne ihren Halt gibt, dieses
modernistische «Gitter» wird hier mit Nachdruck verunreinigt und verbindet mit der Eleganz und dem Purismus der Moderne
nur mehr wenig. Und doch wird gerade hier am deutlichsten sichtbar, wie sehr sich die Leichtigkeit Boutterins erst auf der Basis
der modernen Kunst und ihrer Theoreme entfalten kann.



Das mehr und mehr sich verdichtende Gertist der Farbe, verweigert sich jener tradierten Reinheit und Strenge: Im seriellen
Sich-Uberkreuzen kontaminieren sich die Linien gegenseitig, indem sie im Malprozess alles vor und unter ihnen Gemalte akku-
mulieren. Eine sich selbst generierende Malerei, die Statik und Prozess, Struktur und Entstehung gleichermafien konnotiert und
an ihren Kreuzungspunkten, farbsatte Wucherungen hervorbringt — scheinbar spontane Gesten, Ausdruck einer unmittelbaren
Einschreibung des Malers in sein Bild. Was entsteht ist eine Kippfigur aus Geste und Strukturalismus, aus Ecole de Paris und
New York School. In dem Mafie allerdings wie der Purismus verunreinigt, das Gitter unscharf wird, verliert die Geste, die ,,Tache*
des Informell an Spontaneitit. Boutterin selbst spricht von «improvisations conscientes», indirekten, also gesteuerte Reaktionen
auf die Fakten des zu Grunde liegenden Rasters. Das Bild wird zur

Folge von Uberlagerungen und Zufillen, von quasi spontanen Reaktionen der eingebrachten (Farb)Stoffe. Boutterin entwickelt
ein malerisches System, in dem sich Automatismus und Metaphysik vermischen mit Reflexion und Struktur.

Ein Entfremden und Vermalen des Bildes und seiner Farbigkeit, das bei jedem neuen in den noch feuchten Untergrund gesetzten
Farbton weiter fortschreitet. Farbe wird tibermalt, teilweise oder zur Ganze verdeckt, bleibt durchscheinend, vermischt sich, steht
an den Rander tiber, bildet Streifen, verdichtet sich und offnet sich wieder. Ein faszinierender malerischer Prozess, in dessen
Verlauf das Bild an Dichte und Potenz gewinnt. Insbesondere die ,Monochromes, dichte und farbmaéchtige, aber eben nur fast
monochromer Bilder fithren dieses fiir Boutterins Werk zentrale Konzept pointiert vor Augen. Seine Malerei, die nie zur forma-
listischen Monochromie tendiert, wird hier gleichwohl in ihre koloristischen Randbezirke gefiihrt. Diese Bilder brillieren in einer
nur minimal nuancierten Palette, die an den Grenzen der Bestimmbarkeit machtvoll auftrumpft.

Die ,Monochromes“ bedienen sich zwar ausschliefllich einer einzigen unvermischten Farbe, was sie abbilden ist allerdings alles
andere als eine einheitliche, monochrome Oberflache: Die scheinbar intakte Komposition entpuppt sich als vielschichtiges Be-
ziehungsgeflecht fragmentarischer Abbreviaturen, ein Horror vacui der Malerei, ein zum Bersten gefiillter Fundus, in dem sich
die einzelne Geste im Over all verliert. In einem kalkulierten und zugleich an sich selbst sich berauschenden Prozess wird Geste
um Geste gesetzt, wandelt sich das scheinbar richtungslose Erproben unterschiedlichster Pinselfithrungen, Roccaillen und Li-
nien, Flachen und Schraffuren in ihrer Reihung zu einer ungeheuer dynamischen Feier der vermeintlich reinen Farbe und ihrer
Verunreinigungen - besser ihrer Verdnderlichkeit in Auftrag und Handhabung. Die Farbe gibt all ihre aufgesetzte Sinnlichkeit
preis, dekliniert selbstbewusst die Palette ihrer Moglichkeiten.

Uberhaupt das Monochrom, die Erfolgsstory des vergangenen Jahrhunderts: Seit die russische Avantgarde die Monochromie als
extreme und zugleich ultimative Konsequenz der Abstraktion formulierte, ist die referenzlose, abstrakte Farbe aus der Kunst-
diskussion des 20. Jahrhunderts nicht mehr wegzudenken. Mit Malewitschs Schwarzem Quadrat von 1915 oder Rodtschenkos
monochromem Triptychon von 1921 wurde zum ersten Mal die Frage gestellt nach dem Ende und den Konsequenzen jenes im



19. Jahrhundert wurzelnden Konzepts der Abstraktion, das sich vom realistischen Abbild ab- und einer ideellen, Bildkonzeption
zuwendet. Eine Frage, die in der Folge mit stupender Insistenz immer wieder beantwortet wurde, um umgehend von neuem
gestellt zu werden.
Von Interesse sind dabei im Kontext der Malerei Boutterins weniger die Farbfelder der amerikanischen Kunst der vierziger und
fiinfziger Jahre, nicht die Black paintings Ad Reinhardts, die Monochromes Yves Kleins oder die monochromen Polyptychen
Ellsworth Kellys. Sie miissen gleichwohl beriicksichtigt werden, als sie im Verein mit der eingangs zitierten Minimal Art die theo-
retischen und formalen Grundlagen liefern fiir die stetige Prasenz der Monochromie bis in unsere heutigen — dann vielleicht gar
nicht so sehr post-modernen — Tage: Denn «nichts verkiindet innerhalb der Moderne die Autonomie programmatischer als das
monochrome Bild»,[1] stellte Yve-Alain Bois kurz vor dem Ende des 20. Jahrhunderts fest. Ein angesichts der ,,Monochromes®
Jéromes Boutterins aufschlussreiches Postulat, zeigt sich doch bis in unsere unmittelbare Gegenwart: Die Monochromie in
unzihligen materialen und malerischen Varianten stellt auch nach dem immer wieder festgestellten Ende der Moderne - und der
Malerei im Besonderen - einen hochst aufschlussreichen Aspekt der zeitgendssischen Kunstproduktion am Ende des 20. wie zum
Beginn des 21. Jahrhunderts.
Monochromie als Engfithrung der Moderne als ihre malerische Essenz also. Die spannende Frage bleibt mithin, wie verhalten
sich, wie reagieren die beiden kritischen Groflen im Diskurs der Moderne, Betrachter und (Bild)Raum, zu den vielschichtigen, in
sich mdandernden Setzungen Boutterins? Diese satten selbstbewussten Gesten und Linien, Flichen und Flecken prallen unge-
bremst aufeinander und entfalten eine malerische Wucht, die den Betrachter in besonderer Weise aktivieren; prekére Kippfigu-
ren aus Riickzug und Fiille, aus Leichtigkeit und Komplexitit, die vor allem eines zelebrieren: Sie bleiben Fragment, Teile eines
Ganzen, das seine Briichigkeit stolz prasentiert. Ganzheit, Geschlossenheit, die Idee, sogar die Moglichkeit eines auktorialen
Over alls wird konsequent negiert.
Die Malerei Jérome Boutterins ist wie ihre Epoche, die Moderne, diskontinuierlich, fragmentarisch und diskursiv. Die Realitdten,
Bildwelten, Kompositionen, die sie konstituiert sind inkomplett, ohne den Betrachter. Der malerische Raum der Bilder, der sich
in der Moderne in die Realitit, auf den Betrachter offnete, wendet sich hier wieder zuriick ins Bild und nimmt den Betrachter
mit, als Gegeniiber auf Augenhohe. Der aktive, dynamische Betrachter Judds und der Minimal Art ist hier Teil des Bildes und de-
fragmentiert die Komposition, konstruiert aus den Versatzstiicken der Malerei ein Bild ein schliissiges Ganzes, das in den Bilder
angelegt immer ist — ohne je ausformuliert zu sein. Der Maler tritt souverdn zuriick und tiberldsst die Vollendung des Bildes der
Lektiire des Betrachters, der frei im Bild navigieren kann. Aus der Fiille der Moglichkeiten und des Angebots, aus dem letztlich
nicht iiberschaubaren Uberangebot dieses Fundus’ der Malerei entstehen so mit jedem Blick, mit jeder Lektiire neue, ungesehene
Bilder.

Autor: Dr. Martin Engler Stadel Museum



deconstruction et reconstruction abstraite briine

Eric Decastro (2017)
oil Acrilic Liquitex String-Gel auf Leinwand

120x120 cm Alu Frame

Eric Decastro
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Eric Decastro (2017)

filet dans le noir




Eric Decastro

Eric Decastro artiste francais née en 1960 , vit et travaille a
Francfort born 1960 in Burgundy, France. Lives and works in
Frankfurt Germany

https://www.galerie-uhn.de/kiinstler/eric-decastro/.

Exhibitions (selected)

2016 - Gruppenausstellung Torrance Art Museum LOS ANGELES
USA mit u.a.Tobias Rehberger, Gerhard Richter, Ed Ruscha,

2016 - Soloausstellung «die Befreiung des Denkens» Museum Villa
Seiz Schwaebisch-Gmiind

2016 - Gruppenausstellung Museum Villa Rot Burgrieden-Rot
(GER) Eric Decastro, Hermann Nisch, ORLAN,
Wim Delevoye, Peter Anton, Fischli und Weif8 u.A

2016 - Soloausstellung Bronx Art Space New-York USA

2015 - Gruppenausstellung Kunstverein Buchen Odenwald

2015 - Art Lima Peru

2015 - Soloausstellung «Never Evergreen» Kunstverein Heppenheim

2013 - Museum of Mordern ART Maribor

2013 - Bronx Art Space New-York City USA

2013 - Fundamental Ephemeris - Gruppenausstellung -
BronxArtSpace, New York City, NY

2012 - Eric Decastro - die Befreiung des Denkens -
Galerie Schiitte, Essen

2012 - Eric Decastro - Picaleatura - Malerei - KunstRaum
Bernusstrasse, Frankfurt/Main

2011 - Limits and Desperate - Gail Schoentag Gallery,
New York City, NY

2010 - Eric Decastro - Der Sturz ins Bild - Galerie Schloss
Mochental, Schlof3 Mochental

deconstruction et reconstruction abstraite
Eric Decastro (2017) Acrilic Liquitex String-Gel auf Leinwand
(Alu Frame)120x120 cm



Strahlenférmig laufen die Farbstrange auf eine Mitte zu. Scheinen in einem zentralen Loch unterzugehen. Das Bild saugt den
Betrachter formlich auf. In grellen Farben, dezenten Tonen oder in tiefem Schwarz heben sich die Linien plastisch von der
Leinwand ab. In ,,The Creation of Adam after Michelangelo® lasst der Kiinstler diinne Faden grau-weifle Flichen durchlaufen,
verleiht dem Werk so eine atmosphérische Leichtigkeit. Korperlich, gleich einer Skulptur, kommt seine Kreation ,,Je me de-
mande“ daher. ,Wo bin ich im Universum?®, das frage er sich oft, verrat Eric Decastro beim Gang durch seine Ausstellung in der
Stadtgalerie im historischen Badehaus. Wer sich auf die abstrakte Malerei des in Burgund geborenen Franzosen einldsst, kann
sich darin verlieren.

Seit iber 30 Jahren lebt der 57-Jdhrige in Deutschland. Hat seinen Lebenskreis in Langen, arbeitet in seinem Atelier in Dreieich.
Sein Lebenslauf ist fiir einen Maler so bemerkenswert, der Mut zum Experimentieren, zum Uberschreiten der Grenzen in seiner
Kunst so kompromisslos, dass er den Betrachter mit jedem seiner Werke herausfordert. Ganz aktuell, in diesem Jahr, ist die
Arbeit ,,Heart, Wind and Fire“ entstanden. Er versuche die drei Elemente ,,Herz, Wind und Feuer zu vereinigen merkt Decastro
an. Auch wenn das Bild wie eine Skulptur wirke, ,,es besteht nur aus Farbe®. Wie nebenbei streift er die eigene Technik, die er
beim Malen entwickelt hat. Decastro vermischt Farbpartikel mit Acryl, driickt die Farbe aus der Pipette auf Glas oder Leinwand,
lasst die Farbstrange trocknen, formt sie mit Hinden und Fiiflen. Und lésst so reliefartige Formen entstehen.

Dass das ,,Herz" in seinen Bildern eine immer wiederkehrende Rolle spielt, geschieht nicht zufillig. Loslassen, Sterben und das
Bewusstsein fiir die Natur, verrit der Kiinstler, sind Themen, die ihn berithren. Regelmafiig hilft er in Frankfurt in einem Hospiz.
Uberlasst den ,,Gasten® die er in dem Haus auf ihrem letzten Weg begleitet, einige seiner Arbeiten in ausgesuchten Farben. Denn
beispielsweise Gelb, weif3 Decastro, habe eine heilende Wirkung. Seine ,,Zentrumbilder®, eine Serie die er in tiefem Schwarz
geschaffen hat, haben fiir den Kiinstler therapeutischen Charakter. Seine ,,Nahtoderfahrung“ nach einem Unfall vor einigen Jah-
ren versucht er, damit zu verarbeiten. Als sein Lieblingsbild in den hohen, lichten Raumen der Stadtgalerie deutet Decastro ein
grof3formatiges, in strahlendem Griin geschaffenes Werk aus - ,Mother Nature Please Come Back®. Das Werk soll mahnen, das
Bewusstsein der Menschen fiir die Natur wecken.



Der Blick in eins der beiden Kabinette, lasst einen anderen Decastro sprechen. ,,Loslassen ist hier sein Thema und wieder geht
die Freude am Testen mit ihm durch. Eine Ollandschaft im Stil seines Vorbildes Salvador Dali hat Decastro 1983 gemalt. Dreifig
Jahre spiter, 2013, hat er die Arbeit a la Jackson Pollock tibermalt und mit dem Titel: ,Dali et Pollock se retrouvent enfin® in
einen schweren Goldrahmen gesteckt. Vollig unerwartet vervollstaindigen Skulpturen seine Ausstellung. Einfache Holzblocke, die
Decastro mit Blei ummantelt und bemalt hat. Skulpturen, findet der Franzose, gehorten zum Repertoire eines jeden Kiinstlers,
der zeitgendssisch malt.

Dass Eric Decastros Vater Bauunternehmer war und seine Mutter Kiinstlerin, die ihm das Malen in der Natur beigebracht hat,
berichtete Kunsthistoriker Martin Schmidt bei der Ausstellungser6ffnung. Decastro habe das Handwerk des Siebdruckers erlernt,
ein IT-Unternehmen erfolgreich gefiihrt (,,Ich musste ja meine Familie erndhren®, wirft Eric Decastro ein) und sei auf diesem
ungewohnlichen Lebensweg ,,zum Universalkiinstler geworden. ,,Er ist ein Poet, der seine beeindruckende Sichtweise der

Welt festhalt und uns nahe bringt.“ Schmidt ermunterte die Besucher, in die Arbeiten einzutauchen und ihre Strahlkraft wahr-
zunehmen.

Autor: Brigitte Kramer August 2017



Die Liicken im Gitter

Gedanken zur Malerei von Eric Decastro Der Schriftsteller Joachim Gasquet hat beschrieben, wie Paul Cézanne, einer der wich-
tigsten Wegbereiter der abstrakten Malerei, sich die gelungene Komposition eines Bildes vorstellte. Cézanne habe die Hinde mit
gespreizten Fingern ausgebreitet, sie langsam einander gendhert, miteinander verbunden, krampthaft ineinander verschrankt
und gesagt: ,Die Gegenstinde durchdringen sich gegenseitig.“ 2

So wie Cézanne das Zusammenwirken der einzelnen Bildelemente beschreibt, erscheint der Farbauftrag fast wie eine Skulptur,
die sich von der planen Oberfldche gelost ahat und imaginér vor ihr zu schweben scheint. Das konnte fast eine Beschreibung
vieler Bilder von Eric Decastro sein.

Mit der Uberlagerung verschiedener Schichten von Acryl, String-Gel gemischt mit Pigment, die trotz dichter Strukturen einen
sauberen, prazisen Verlauf bilden, greift Eric Decastro nicht nur Bildkonzepte Cézannes oder der klassischen ungegenstiand-
lichen Moderne auf. Er setzt auch Erfahrungen um, welche die Maler damals noch nicht machen konnten. Es ist die zum Alltag
gewordene Erfahrung, am Bildschirm zu arbeiten.

Der Bildschirm unterscheidet sich von der Leinwand schon dadurch, dass er von hinten leuchtet und keinen ,,Grund® hat aufer
der Scheibe, hinter der alles erscheint und auch jederzeit wieder verschwinden kann. Es gibt keinen Trager, auf dem etwas haftet.
Und wer mit Photoshop oder anderen Bildprogrammen ,malt| hat es mit sich flachig tiberlagernden sogenannten Layers zu tun.
Die sich dadurch ergebende Schichtenrdumlichkeit ldsst sich auch in der Uberlagerung verschiedener Malprozesse auf vielen
Bildern Decastros erkennen.

Die Farbverlaufe, die vor allem bei einigen den neuesten Bildern von 2017 losgeldst vor dem Grund schweben, erwecken
gleichzeitig den Eindruck, als ob sie — wie digitalkreierte Gestaltungen — keine physische Basis hatten. Solche Effekte beruhen
auch auf einer handwerklichen Virtuositit, wie sie etwa bei der klassischen informellen und tachistischen Malerei selten heraus-
gestellt wurde.



Der Farbauftrag ldsst in seiner Konsistenz fast an die Materialisierung von Strukturen denken, die am Rechner entworfen und
dann mit einem 3D-Printer ausgedruckt wurden. Decastros Bilder lassen sich als ungegenstdndliche Trompe-loeil auffassen, bei
denen raumliche Illusionen die flachig organisierte Bildstruktur durchbrechen. So lassen die Liicken oder Locher, die auf den
deconstruction et reconstruction abstraite betitelten Bildern die gitterartigen Strukturen durchbrechen, diese fast vexierbildartig
entweder vor ihnen schwebend oder von ihnen tiberdeckt erscheinen.

Das ist auch inspiriert von den illusionistischen Moglichkeiten, die Visualisierungen am Computer heute bieten. Diese sind fiir
Decastro jedoch nur dann interessant, wenn sie ihn zur Weiterentwicklung seiner Malerei inspirieren. Er weif3, dass wir in einer
Zeit leben, die schon durch die Technik, derer sie sich bedient, von Riickbeziiglichkeit, staindiger Abrufbarkeit, Loschbarkeit und
Veranderbarkeit gepragt ist. Am Computer lésst sich fast alles simulieren, auch simtliche Malstile, die es je gegeben hat. Gerade
weil er genau weif3, was mit digitalen Mitteln alles realisierbar ist, wahlt Decastro das Medium der Malerei. Die Betrachter, die
korperlich mit seinen Bildern konfrontiert sind, konnen nicht einfach die Reset-Taste driicken, aber spiiren auf einmal den Bo-
den unter ihren Fiissen, ganz ohne Illusion.

Autor: Ludwig Seyfarth September 2017



Soo Kyoung Lee

Soo Kyoung Lee Soo Kyoung Lee
ker 12, 2015 Acrylic on canvas 60x50 cm Bleu azur biptyque, 2013, Acrylic on canvas, 195x260 cm



Soo Kyoung Lee

Born 1969 in Seoul, South Korea. Lives and works in Paris, France
https://www.galerie-uhn.de/kiinstler/soo-kyoung-lee/

Exhibitions (selected)

2017 - “Dichotomie”, Gallery 604, Busan, Korea

2017 - «Mieux vaut attendre le printemps», Contemporay Art Center,
Camille Lambert, France

2016 - ESAD -Valence : Ecole nationale supérieure de Beaux Arts,
Valence, France

2016 - «A claire- Voie», Contemporay Art Center, Les Trois CHA
Chateaugiron, France

2016 - «Suhpung» , Contemporary Art Center, LAtelier d'Estienne,
Pont-Scroff, France

2015 - Galerie Stéphanie Djeziri Bonn, Paris, France

2015 - «Poser-Déposer», Contemporary Art Center, POCTB, Orléans,
France (Catalog)

2015 - La Borne, Hors les murs of POCTB, Orléans, France

2014 - Chapelle collegiale Jésuite, I'invitation of the city Eu, France

2014 - Gallery Baik ja Eun, Seoul, Korea

2014 - Galerie UHN, Konigstein , Germany

2014 - Anywhere gallery, Paris, France

2013 - «ChomChom», Um Gallery, Seoul, South Korea

Soo Kyoung Lee 2013 - «Alpha Beta», Kunst donc, Seoul, South Korea

ker 12, 2015 Acrylic on canvas 60x50 cm 2012 - Cotemporary art center , Carré Noir, Amiens, France

2012 - Gallery UM, Seoul, Korea

2012 - «Un Deux Trois Soleil » , Cj Art Studio, Cheong ju, South Korea




Um Erkenntnis, um Welterkenntnis geht es in den Gemalden von Lee Soo-kyoung. Entsprechend ist in den informellen Gemélden der korea-
nisch-stimmigen in Paris lebenden Kiinstlerin ein nicht-gegenstidndliches Abbild unserer - scheinbar so objektiven - Realitit zu finden.

Ihre Arbeiten erinnern an frithe Werke von Donald Baechler oder an die des amerikanischen, im Siidosten von Paris lebenden Kiinstlers William
MacKendree. Dort jedoch wo Baechler und MacKendree ihre Werke fiir beendet erkldren und den Malprozess beenden, hat Lee Soo-kyoung schon
langst aufgehort zu malen. Der Betrachter erhilt den Eindruck, dass die Knoten und Geféfle auf Lee s Leinwdnden die Vorstufen anderer Maler
darstellen. Vorstufen, auf denen MacKendree und Baechler weitersuchen und den Formen noch unbedingt einen naturalistischen Aspekt aufsetzen
miissen.

Lee Soo-kyung jedoch kann an diesem von ihr frei und bewusst gewédhltem Zenit authéren nach weiteren Formen und Binnenstrukturen zu suchen
und schlief3t auf dieser Ebene ihrer Bildentwicklung ab. Deshalb bezeichne ich ihre Bildfindungen als opakes Designo. Die Erklarung hierzu ist
einfach. Zeichnet sich das klassische Concetto/Designo, der kiinstlerische erste Entwurf durch Leichtigkeit, Frische und Fliichtigkeit, eben Skizzen-
haftigkeit aus, so verdichtet Lee bereits in dieser maltechnischen ,,Vorstufe zum fertigen Bild ihren gestalterischen ,,Entwurf“ mithilfe der opaken
Acrylfarbe zu einer geschlossenen Farb- und Formkomposition.

Dabei verdeckt die obere Schicht eine Vielzahl von Unterschichten und Untermotiven; gibt dabei aber gentigend Informationen dieser ,,Unterwelt®
frei, um das Interesse des Betrachters zu wecken; verschleiert und iberdeckt aber ebenso viele Informationen, sodass ein wahrhaftes Erkennen der
unterlegten und untergegangenen Schichten und Bildmotive verwehrt bleibt.

Thre Formen erinnern an archéologische Funde, an mit Staubpinsel und Schabkelle in chirurgischer Prézision freigelegte Versteinerungen von
Skeletten prahistorischer Lebewesen. Oder, um in der Gegenwart zu bleiben, an das sachlich-niichterne Ergebnis einer Exhumierungen durch einen
Forensiker. Dieses Bild des Pathologen braucht nicht zu erschrecken, denn nur er, der Kdnig unter den Arzten, weiss um die wirklichen und letztend-
lichen Ursuchen der Todesursache eines Lebewesens. Womit er im Erkenntnisprozess des Seins einer der Wissensreichsten ist.

Auch wenn die Kiinstlerin nur zaghaft zu ihren asiatischen Wurzeln in ihren Gemilden steht, ja sie sogar eher ableugnet; so steht die klassische Kal-
ligraphie, also die Malerei mit Tusche auf Papier hier in deutlicher Patenschaft. Denn ebenso unbeirrt und unkorrigierbar die Tusche iiber den Pinsel
auf das saugende Maulbeerbaumpapier flief3t, so flief3t die Acrylfarbe mithilfe des Pinsels opak und abdeckend auf die kalkweifigrundierte Leinwand.
Und - bei genauem Hinsehen - sind auch die Formen der asiatischen Frucht- und GefafSwelt verpflichtet. Porzellan- und besonders Seladonware, hier
Topfchen und DeckelgefifSe, wie zum Beispiel Wassertropfer, sakrale Gefafle oder durchbrochene Vasen und Potpourrigefisse. Womit sich nun im
weiten Bogen die enge Verbindung zur filigranen Porzellanwelt des franzosischen/européischen Barock und Rokoko anschlieflen ldsst.

Die Formen in Lee s Geméldewelt sind Gefisse, jedoch nur auf den ersten Blick, denn sie erschliefSen sich nicht in der Dreidimensionalitit, sie
bleiben auf der zweidimensionalen Ebene der Leinwand. Zudem sind sie in Acryl gemalt, einer Maltechnik, die geradezu pradestiniert ist, abdeckend,
flach und stumpf in der Flache zu bleiben, so wie es die Arbeiten des amerikanischen Pop-Art-Kunstlers Robert Motherwell deutlich machen, aber
auch Werke von Morris Louis und Werke des belgischen (COBrA-Kiinstlers) Pierre Alechinsky. In dieser Eigenschaft - Schicht auf Schicht durch ein



Klischee aufgebracht - dhnelt die von Lee Soo-kyoung verwendete Acrylmalerei hier dem Siebdruck. Denn scharfe Konturen heben die Formen vor
dem einheitlich monochromen Hintergrund ab. Die Objekte, obwohl gemalt, erscheinen wie ausgeschnitten und aufgeklebt. Die Vorstellung von
Schablonen (Klischees) und Scherenschnitt fiihren den Betrachter gedanklich zuriick zur Pop-Art des Roy Lichtenstein, des Andy Warhol und des
Claes Oldenburg.

So verbindet Lee Soo-kyoung die Tradition ihres Geburtslandes mit den Errungenschaften der européisch transformierten Porzellankunst mit der
Malerei der PopArt und den jiingsten Formfindungen zeitgenossischer amerikanischer und franzosischer Maler. Ein scheinbarer Widerspruch in
sich, jedoch das Ergebnis ist tiberzeugend.

Lee Soo-kyoung erdffnet mit dem von ihr geschaffenen und verwendeten Formuniversum einen neuartigen und verstérenden Blick auf die ,,Gefaf3e®
dieser Welt. - Manche Bilder erinnern an den Blick durch ein Labormikroskop, auf Amoben oder andere Tierchen und Formen auf einem Glastréger.
Klar umrissene Formen vor farbneutralem Unter- Hintergrund.

Labyrinthformen, Gehirnstrukturen, Skelette sind unschwer zu erkennbar. Doch fiihrt das Liniengewirr des Labyrinthes nicht gottbefohlen und gott-
vertrauend zum Zentrum, zum Ziel, zum Ich. Nur scheinbar geben die bekannten Formen Halt bei der Betrachtung der Gemalde.

Denn Lee Soo-kyoung bleibt nicht in dieser vereinfachten Weltsicht stehen. Thr geht es um ,Welterkenntnis®, um das Sein des Menschen. Deshalb
sind die Piktogramme, die der unbedarfte Betrachter - auf den ersten Blick - noch - nicht lesen kann nur Hilfeangebote in Formen, die zunachst
verwirren und verunsichern, da sie neu, unbekannt, individuell noch nicht gesehen sind.

Die philosophischen Fragen nach dem Sein, dem Sinn des Seins, der Entstehung und des Vergehens werden hier aufgeworfen. Die Darstellung, die
Lee hierfiir wahlt ist jedoch keine beruhigend erklarende; stattdessen gibt sie die Fragen ungefiltert an den Betrachter weiter.

So steht die gemalte Form, das ,Gefdf3“ synonym fiir Kérper schlechthin und damit fiir den Menschen generell. Sie bildet das Zusammenspiel der
Menschheit, des Individuums im Mikrokosmos der Gesellschaft ab, mal alleine (Shin Yun-bok/Hyewon), mal zu zweien oder in einer Gruppe (Kim
Hong-do); verbunden, iiberlappend, alleingestellt. Mal gegenseitig einengend, mal unterstiitzend.

Dies sind Themen und Darstellungsformen, die der ostasiatischen Malerei nicht fremd sind, sondern ein fester Bestandteil der Kulturschaffenden
dort seit Jahrhunderten. Und auch amerikanische und europiische Kiinstler streben in der informellen und abstrakten Malerei nach Welterkldrung.

Lee Soo-kyoung vereint in ihrem Bestreben zwei ganz wesentliche Aspekte. Sie lebt als feinsinnige Kiinstlerin, als Frau und Mutter, in zwei
Hauptstadten der modernen Kunst - in Paris und in Seoul - sie tragt asiatisches Weltwissen seit Geburt in sich und eréffnet sich selbst die westliche
Philosophie durch Studium und Gespréche. Das gefilterte Ergebnis ihrer Suche gibt sie dem interessierten Publikum weiter.

Autor: Dr. Martin H. Schmidt, 1. Oktober 2011
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Jonathan Pornin Jonathan Pornin
untitled, 2016, oil on canvas, 60x60 cm untitled, 2015, oil on canvas, 52x52 cm



Jonathan Pornin
untitled, 2016, oil on canvas, 40x40 cm, (private collection)

Jonathan Pornin

Jonathan Pornin artiste frangais née le ler octobre 1979 a Munich,
Allemagne.

Etudes d“art a Saint-Etienne, France et Karlsruhe, Allemagne

vit et Travaille a Karlsruhe.

Exhibitions (selected)

2017 - "Imagindre Landschaften" Galerie Am Stall, Hude (Solo)

2015 - "The winds they call", Karlsruhe (Solo)

2013 - "SousI'’Amazone coule un fleuve" FRAC Auvergne,
Clermont-Ferrand (Group)

2012 - "Partis Pris" CRAC, Montbéliard (Group)

- entrée dans la collection du FRAC Auvergne.

- "Science Fiction" Firstlines Gallery, Munich (Solo)

2010 - "1000 Felder" KVHP, Heppenheim (Solo)

2009 - MACC, Fresnes (Group)

2008 - "Malerei" Galerie Julia Garnatz, Cologne (Solo)



Jonathan Pornin (Jahrgang 1979) malt Landschaften. Man erkennt Hiigel, Fliisse, Himmel, den Horizont. Die Weiten dieser
Landschaften sind menschenleer. Nichts regt sich. Die in eher zarten Olfarben gemalten Landschaften strahlen Ruhe aus, und
doch haben sie etwas Bedrohliches. Manchmal findet dieses Bedrohliche einen konkreten Ausdruck im Bild, etwa wenn etwas
von oben in das Bild hinabzusinken scheint, als komme es von einem anderen Stern, oder wenn ein riesenhaftes schwarzes Qua-
drat den Blick in die Tiefe verwehrt und so dem Betrachter unangenehm nahe kommt.

Meist bleibt die Bedrohung, die {iber diesen scheinbaren Idyllen schwebt, aber diffus, auf das ganze Bild verteilt. Denn wo man
auch hinguckt, nirgends in diesen Landschaften hat man sicheren Boden unter den Fiiflen. Sobald das Auge an einem Fleck
verweilt, 16st sich der Gegenstand, den man gerade noch zu erkennen vermeinte — die Wolke am Himmel, die weichen Hange
eines Hiigels, die Oberfldche des Wassers —, in die Bestandteile auf, aus denen er auf der Leinwand gebildet ist: nebeneinanderlie-
gende und sich tiberlappende Farbflachen, teils streng monochrom, teils mit weichem dégradé, teils in scharf konturierten und
repetitiven geometrischen Grundformen, teils unscharf-fleckig, aber niemals als etwas zu erkennen. Einzeln befragt, scheren sich
die gemalten Formen namlich nicht mehr um das grofie Ganze der Landschaft. Sie behalten ihre zweckfreie Autonomie, bilden
gemeinsam abstrakte Muster und iiberblenden die anfangliche Illusion einer Landschaft. Wer diese Illusion nicht gefdhrden will,
dessen Blick darf also nicht verweilen, sondern muss, um die Ruhe der Landschaft zu erhalten, rastlos an ihr vorbeiziehen.

Doch genau das lassen Pornins ,Landschaften’ schwer zu. Die zarte und doch frische Farbigkeit, die starken Tiefeneffekte, der
geradezu aufdringlich sichtbare, fast schon greifbare Horizont, die reiche Formensprache, die komplexe Textur auf der Leinwand
und die tiefe Stratigraphie der sich tiberlagernden Farbschichten - all dies zieht den Betrachter unwillkiirlich in diese ,Landschaf-
ten’ hinein. Doch statt sich in den Weiten der Illusion zu verlieren, wird der Betrachter durch das ambivalente Spiel der Formen
immer wieder auf die materielle Ebene der bemalten Leinwandflache zuriickgerufen. Im Spannungsfeld zwischen Figiirlichkeit
und abstrakter Farbflichenmalerei kann der Betrachter daran verzweifeln, das gefillige Bild der Landschaft ,festzuhalten - oder
aber sich am Changieren zwischen Tiefe und Flidche, zwischen ,dort* und ,hier’, zwischen ferner Illusion und kérperhafter Ge-
genwart der aufgespannten Leinwand erfreuen.

Autor: N. Dietrich



Jonathan Pornin
Untitled, 2016, o0il on canvas, 120x120 cm
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Jean-Marc Thommen Jean-Marc Thommen
blanc vert, 2017, acrylique sur toile, 60x50 cm sans titre, 2016, acrylique sur toile, 180x180 cm




Jean-Marc Thommen

Born 1965 in Suresnes, lives and works in Paris.
Graduated Ecole Nationale Supérieure des Beaux Arts de Paris.
https://www.galerie-uhn.de/kiinstler/jean-marc-thommen/

Exhibitions (selected)

2017 - L’ebauche d'un monde, LH du Siége, Valenciennes
Transi, Duo mit Soo Kyoung Lee, Dong Won Gallery,
Daegu, Korea Gesten, Galerie Uhn, Konigstein, Germany

2016 - Plus equal minus, Art Side Gallery, Seoul, Korea

2015 - Inmitten, Galerie Uhn, Konigstein, Germany
Surfaces tangibles, Le Pay ou le ciel est toujours bleu,
Orléans, France Improvisation 8, Le Safran /Carré Noir,
Amiens, France

2014 - A main levée, Le Vog, Contemporary Art Centre of
the City of Fontaine (38), France. A dessein, le dessin
» (with Franc¢ois Bouillon and Claudie Floutier),
organized by Le 19 Crac of Montbéliard and Art
school of Belfort, France

2013 - Improvisation 5, Le Carré Noir, Vouvray Bonneval (28),
France.Lignes de partage with Philippe Desloubiéres,
P’Atelier Blanc, Villefranche de Rouergue (12), France.
Résonnances, Le Pavillon, Pantin (93), France
Résonnances, show room of Galerie MGE, Pantin (93),
France

2012 - Ouverture, Galerie MGE Paris (3e), France

2011 - Pictures at an Exhibition with Soo Kyoung Lee,
Auditorium of the Conservatory of Music in Kronberg,
Germany Jean-Marc Thommen, Uhn Gallery, Konigstein

2010 - Quiest-ce que cest?, Galerie Hotel Elysées Mermoz,
Paris (8), France

Jean-Marc Thommen
Sans titre, acrilic on canvas 2014, 200 x 200 cm



Text de Jean-Marc Thommen et Verso du Katalog

La peinture et son histoire Simposent, entre élévation et pesanteur. « Ce qui peut stimuler mon geste, cest le sentiment véritable que la surface
contient toute sorte de précédents, » explique Jean-Marc Thommen. Il affectionne d’ailleurs la réflexion de Deleuze selon laquelle la toile porte
déja un ensemble d’images, la crainte de la page blanche en littérature étant déviée en peinture : « Cest une erreur de croire que le peintre est
devant une surface blanche. [...] Il y a des clichés psychiques autant que physiques, perceptions toutes faites, souvenirs, fantasmes. Il y a 1a une
expérience trés importante pour le peintre : toute une catégorie de choses quon peut appeler “clichés” occupe déja la toile avant le commence-
ment[1]. » Est-ce la qu’il faut tenter de trouver la volonté de Jean-Marc Thommen de faire le vide, qui accompagne toute mise en ceuvre ?

(..)

La question du temps est essentielle. Il y a une réelle considération pour le moment qui précéde lexécution et celui de lexécution, lexercice
physique de la durée. Les premiers dessins automatiques reposaient sur la vitesse. Les peintures relevent d’'une autre temporalité, le temps
sétire. La matiére en témoigne, les couleurs se recouvrent, les structures se superposent, la transparence est récurrente. Pour les dessins simul-
tanés ou les dessins muraux, le temps saccélére. Jean-Marc Thommen établit alors un protocole en trois séquences : le temps de la couleur au
mur, celui du tracé et celui de la « rétroaction[2] » durant lequel le tracé est rehaussé. Commencés il y a quatre ans, les « dessins performatifs
», improvisés, séloignent de lespace clos du dessin. La plupart sont d’'un format allongé qui renvoie a [écran et au format panoramique de la
peinture d’histoire.

Depuis les premiers travaux du début des années 1990 au dessin mural in situ, le cheminement est multiple. Une histoire personnelle de

la ligne sétablit, de I'horizontalité vibrante jusquaux lignes courbes, brisées ou serpentines, quelles soient peintes ou dessinées. Toute une
réflexion sur le vide se met en place : « Je dessine le trait, mais surtout le vide. Je dessine simultanément la matérialité du trait et le contour du
vide. »

Extraits de Blue in Green de Fanny Drugeon pour lexposition personnelle de Jean-Marc Thommen «I¥bauche d'un monde» en mars 2017 a
I'H du Siége, Valenciennes, France

[1] Gilles Deleuze, Francis Bacon. Logique de la Sensation, éditions de La Différence, 1981, p. 83-84.

[2] Dans un entretien avec Philippe Cyroulnik, Jean-Marc Thommen cite le compositeur Gyorgy Ligeti : « “Je pose mes doigts sur le clavier et
jimagine de la musique. Mes doigts reproduisent cette image mentale au fur et a mesure que jappuie sur les touches, mais cette reproduction
est tout a fait inexacte : une rétroaction se produit entre la conception musicale et lexécution tactile et motrice.” J'y vois une correspondance
dans certains de mes processus plastiques qui consistent a reprendre un premier tracé au pinceau, comme une rétroaction », dans A main
levée, Le VOG/ Le 19, 2014, p. 8.
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