


Das groBe Muster

Menschen leben im Raum und im Licht. Manche Bilder von diesem Zusammenspiel locken
die schonsten Gedanken hervor und sie kommen wie kleine Wellen aus Erkennen

und Fuhlen, die heranspringen, wahrend man neugierig und zugleich sonderbar zufrieden
auf das Meer ausgebreiteter Farben blickt.

Selten gibt es Bilder, in denen der Boden so wichtig ist wie auf denen Koen Vermeules.
Aber ist diese Feststellung eine Tauschung? Auf die man nur trifft, wenn man den Titel
seiner neuen Ausstellung kennt: Stompin Ground?

Im Cambridge Dictionary liest man: stomping ground: a place or area that someone is very
familiar with and where they like to spend time: The band returned to their old stomping
ground last night - and gave one of their best ever gigs. Do you ever go back to any of
our old stomping grounds? Ja. Zu einem Boden, der so vertraut ist, dass man dem
stomping einen Buchstaben wegnuschelt.

Ist auf den Bildern, die andere malen, der Boden nicht wichtig? Muss er nicht im Bild sein?
Man steht darauf. Oder liegt darauf. Oder tanzt darauf.

Es ist ungewodhnlich, auf schdon gemusterten Steinplatten, wie es sie in einem Museum oder
einem Palast gibt, zu liegen fiir einen kreiselnden Bodentanz, einen Spin, dessen blinkende
Schnelligkeit dem statischen Bild davon widerspricht, und es ist auch dieser Gegensatz,
der das Bild initiiert hat. Die Beziehungen der Menschen zum Boden sind vielgestaltig

und sie sind voller Gegensatze. Denn Bdden werden nicht nur mit Steinen oder Brettern
belegt, sondern auch mit Markierungen. Viele bleiben unsichtbar. Sie handeln davon,

was man tun soll und was nicht, wo man entlanggehen, aber nicht verweilen darf.
Verwandelt in etwas Sichtbares aber bedeuten Gebot und dessen Aufhebung, sich
auszuprobieren, stark zu sein, mutig zu sein, sich zu zeigen. Seht. Und Uber das,

was wirklich zu sehen ist, erfahrt man auch das, was eigentlich nicht malbar, weil unsichtbar
ist. Dann wirkt das Bild als doppeltes Medium, mit dem der Maler auch jene Dinge
vermittelt, die nicht zu sehen, aber erkennbar sind.

SPIN - 2022 - Ol auf Leinwand - 100 x 140 cm



In dem gerade genannten Bild ist die Schnelligkeit dargestellt. In einem anderen, mit dem
Titel Closer, das Warten und die Imagination. Jedes Warten braucht die Vorstellung von
etwas, das noch nicht eingetreten ist. Hier sitzt eine Frau, eingefugt in einen Raum aus
Senkrechten und Diagonalen, auf dem Boden und schaut dorthin, wo sie einen fernen
Ausblick findet.

In einem weiteren Bild schlieRlich ist das Denken dargestellt. Auch dies in einem reduzier-
ten Raum mit einem grofl3en Boden. Aus einem vorgeneigten Kopf, an dem eine Hand liegt,
wandern Gedanken auf ein Blatt. Das Papier ist flach wie der Boden, auf den die andere
Hand es beim Schreiben oder Zeichnen presst. Jedes Blatt ist auch ein Boden.

Eine Grundlage. Der Mann tragt schwere Schuhe, wie man sie fiir einen sicheren Tritt in
unwegsamem Gelande benutzt. Dafiir braucht er sie jetzt nicht, hat sie aber nicht abgelegt
und die profilierte Schuhsohle besitzt noch Staub von dem Ort, von dem er kam, um sich
mit einem Stift niederzulassen auf langen Holzdielen. Und beide — die vorausgegangenen
Erlebnisse und die festen Schuhe — fuigen sich in das Bild von einem Anfang.

Le Commencement.
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Denn man denkt mit dem Kérper. Deshalb erscheint auch das Bild Light Grid so unmittelbar
einleuchtend, obwohl sein genauer Inhalt ratselhaft bleibt. Beinahe als Schattenriss ist
eine Gruppe von Menschen gemalt, ganz und gar Korper, doch jeder einzelne
unverwechselbar und mit eigenem Ausdruck, der sich auf die Betrachtenden und deren
Korper Ubertragt. Die Gruppe ist bewundernswert gestaffelt. |hr soziales Geflige, ihr
Gefugtsein, ihre Bezogenheit aufeinander aufert sich in den Standorten der Personen
und in ihren kleinen Gesten. Ein Mann steht in der Mitte, allein, ein deutlicher Abstand bleibt
ringsherum. Hinter ihm das Gitter aus kleinen beleuchteten Glasscheiben, das dem Bild
seinen Titel gab. Die Scheiben stecken in einem Kreuz aus Tragern. Ein Kreuz.

Kann man es anders sehen? Kann man es anders bauen? Der einzelne Mann in der
Mitte, die anderen in Distanz um ihn herum, ihm zugewandt, dem Zentrum vor dem Licht
— das geht zu weit, und doch nicht, denn die Magie der Abstande, die Sinnhaftigkeit der
Anordnung ist real, Menschen scharen sich auf diese Weise um jemanden, der zu

ihnen spricht, es wird immer ahnlich aussehen, egal, ob man sich an Bilder der
europaischen Kunstgeschichte erinnert. Alle diese Gruppierungen haben dieselbe
Wirktechnik, weil sie menschlich ist.

Oben ist ein kleines Stlick des Bildes farbig gemalt. Sonst ware es beinahe schwarz-weif}
wie ein Foto. Wie ein Nachtbild. In der Nacht, wenn selbst die Farben schlafen.
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Zwischen Erdreich und Atmosphare, zwischen dem Sein darauf und dem
darin, liegt der Boden. Er ist die unterste die Linien, die sich aneinander-
schmiegen oder aufeinandertreffen und die ein Muster des Lebens-
wichtigen formen. Inmitten der grof3en horizontalen Streifen aus Himmel,
Wasser und Strand sind die Menschen im Bild Endure die einzigen
vertikalen Linien.

Ist es Euphorie oder Last, wie der Titel Endure — Ertragen — nahelegt, hier
aufrecht zu gehen, sich abzuzeichnen, anders zu sein, entgegenzustehen,
nicht zu liegen, sich nicht einzufiigen, nicht aufzugehen, nicht zu
verschwinden, sichtbar zu sein stattdessen, schon von Weitem?
Schwarze Neoprenanziige tragen die Menschen, das existenzialistische
Gewand der Naturkinder und der Wagemutigen. Kein Schiff, kein Boot,
flaches Wasser weithin. Wer sind sie? Was wollen sie? Sie gehen auf
einem schattengetrankten Strand vor einem sonnengestreiften Himmel
an Land.

Je reduzierter die Bildelemente, desto offener sind sie der Interpretation.
Koen Vermeule — der Kinstler und Judoka — setzt Kraft und das
Vieldeutige, Bewegung und Konzentration in Bezug zum Boden.

Er malt Briicken mit schmalen, diinnen Béden, auf denen viele Menschen
gehen. Briicken am Meer. Etagen in Hausern. Auch sie sind Bricken. Ge-
stapelte Boden.

Ubereinandergelegtes Leben. Vertrauensvoll gebaut. Geschéftig benutzt.

Heike Endter
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UP NORTH - 2021 - Ol auf Leinwand - 90 x 190 cm






THE GATHERING - 2023 - Ol auf Leinwand - 90 x 190 cm












Vorherige Seite: UP NORTH - 2020 - Ol auf Leinwand - 170 x 240 cm
Diese Seite: YELLOW BRIDGE - 2023 - Gouache auf Papier - 36,5 x 81,5 cm



HIGHER GROUND - 2022 - Gouache auf Papier - 43,2 x 69,5 cm



Oben: BERLIN - 2021 - Gouache auf Papier - 22,2 x 51,4 cm
Unten: PARTY - 2023 - Gouache auf Papier - 44,5 x 62,1 cm



GLASSHOUSE - 2023 - Gouache auf Papier - 65 x 93 cm



LE COMMENCEMENT - 2023 - Gouache auf Papier - 58,7 x 68,3 cm
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