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(…) Sa recherche se conduit dans la physicalité même du matériel iconique. En procédant par le blow-up 

d’une image, extraite pour l’anecdote d’une brochure didactique émanant d’un « centre de réadaptation fonc-

tionnelle des troubles de la vue », il transgresse le pouvoir de résolution de l’image imprimée pour nous attirer 

dans ses mailles et franchir les limites au-delà desquelles elle se disloque, faisant apparaître un champ visuel 

non encore identifié. Fasciné par ces sortes d’images secrètes, repliées en elles-mêmes comme à l’intérieur 

d’un tissu organique, il part à la recherche des zones de lumière qui renvoient à des réalités oblitérées, celles 

du hors-champ de la photographie comme de sa trame « submoléculaire ».

Le hors-caméra est aussi une de ses préoccupations. Ce sont ces fantastiques sténopées buccales qu’il 

réalise en impressionant par une ouverture brève de la bouche un bout de papier photos-sensible placé sur 

le bout de la langue. Ces petites images comme ces monumentaux agrandissements, expriment ensemble le 

besoin ressenti de remonter à l’origine technique de la représentation ; en explorant pour les uns, une prima 

matéria découverte dans les fibres de la reproduction mécanique, pour les autres l’intimité organique d’une 

caméra obscura corporelle, cette bouche qui s’ouvre et se referme comme un diaphragme, et qui nous ren-

voit aussi à la nature biologique de la vision et de ses organes. Mais le moteur essentiel des recherches qu’il 

effectues dans son laboratoire, entre la magie et la science, est l’attrait exercé sur lui par cette « étrangeté 

» du monde qui jaillit parfois de certaine situation, sans qu’il soit jamais possible de l’expliquer vraiment, cet 

unheimliche que définissait Freud comme « ce qui n’appartient pas à la maison et pourtant y demeure ».

DENIS GIELEN



(…) Il photographie les espace qu’il expérimente : vues urbaines modernes, intérieurs, grottes – 

autant d’espaces qui l’entourent mais qu’il ne maîtrise pas. Il accorde une attention particulière à la 

lumière, cette lumière dont l’intensité déconstruit l’image ; un flash puisant qui peut-être provoqué 

par un rayon de soleil comme par une lampe éclair. Ces moment d’aveuglante ouverture, ces entre-

temps que nous savourons quand un rayon de soleil nous aveugle une fraction de seconde pour 

aussitôt les oublier, sont des moments qu’il situe au centre de son œuvre.

Ce n’est pas un photographe, (…) c’est un artiste fasciné par l’observation en tant que processus 

expérimental. Ce qui explique l’oscillation permanente entre l’observateur, l’environnement et les 

propositions formulées, toujours porteuses de sincérité. Ainsi ses photos contredisent l’idée reçue 

selon laquelle la photographie peut saisir la réalité. L’observation, à l’instar de l’observation photo-

graphique, repose sur la conscience que, de ce fait, la trame des identifications automatiques éclate. 

Les miroirs que nous réserve Platéus nous permettent de nous oublier et renvoient à la réalité.

JAN HOET



Benoit Plateus (°1972) maakt gebruik van een ongekend breed gamma aan uitdrukkingsmogelijkheden. 
Zijn werk varieert van fotografie tot installatiekunst, assemblages en collages, tekeningen in alle stijlen, het 
maken van een tijdschrift, het schrijven in een stijl die aan “onhandige vertalingen” doet denken en de com-
binatie daarvan. 

Wat al dit werk met elkaar verbindt is misschien vooral de wens om elke duidelijke betekenisgeving te blok-
keren of onleesbaar te maken. Elk gekozen medium wordt aangetast, in zijn fotografie interesseert hij zich 
in gebouwen die afgebroken worden of in vlekken op straat, in zijn tekeningen varieert hij tussen gestructu-
reerde arceringen en schijnbaar zinloze krabbels. Hij is duidelijk geïnteresseerd in alle mogelijke soorten van 
fouten en de creatieve mogelijkheden die een slechte beeld- of taalkwaliteit biedt. 

In een recente reeks assemblages, uitgesneden fotografische portretten, zijn de gezichten doorboord met 
brandende gloeilampen. Niet alleen maakt deze aantasting van het gezicht een interpretatie of lezing bijna 
onmogelijk, het fel brandende licht bemoeilijkt ook het kijken van de toeschouwer en is na verloop van tijd 
zelfs pijnlijk. Het aantasten van het vermogen om helder te kunnen lezen en het tegelijkertijd creëren van 
nieuwe interpretaties komt ook terug in een een stripverhaal waarvan alle figuren en hun tekstballonnen met 
krabbels zijn bedekt: het geheel wordt zo een abstract beeld dat ook ondersteboven een esthetische kwaliteit 
krijgt. 

Plateus speelt nadrukkelijk met het begrip “verwarring”, in alle betekenissen van het woord. Het gaat zowel 
om de letterlijke verwarring, van elektriciteitskabels of krabbels die door elkaar lopen in een gelaagd geheel, 
of het spelen met het “verward” zijn, en uiteindelijk zeker ook het oproepen van verwarring bij de toeschouwer. 
In de titels van zijn werk komen dan ook vaak citaten uit psychologische handboeken voor, als verwijzing 
naar zijn werk als een ‘appareil psychique’. 

EDITH DOOVE



FRANÇAIS
 

Sur divers supports, mixtes ou pas, en utilisant des gribouillages, des gribouillis, des taches ou des hachures, 
Benoit Platéus (°1972) balance, avec une naïveté délibérée et une bonne dose de bricolage, entre forme 
et absence de forme, gribouillis sans signification et image lisible. Dans ses textes, il disloque la langue en 
construisant des phrases de manière à les faire ressembler à des traductions maladroites. Dans les pho-
tographies et les objets, il mène le spectateur par le bout du nez, entre autres en réalisant des agrandis-
sements et des réductions d’échelle et en présentant des assemblages bizarres. Son art fonctionne donc 
souvent comme un «appareil psychique» (terme issu de la psychologie qui apparaît de temps en temps dans 
son oeuvre), qui se joue de la perception et de la prise de conscience du spectateur, les remet en question 
et les reflète.

L’exposition se déroule du 8 avril au 21 mai inclus 2006.

Cette exposition se compose de deux types d’oeuvres. Au milieu de l’espace sont suspendus, environ à 
hauteur des yeux, une série d’assemblages, intitulés Ombres d’hommes bâclés à la six-quatre-deux. Il s’agit 
d’une impression photographique d’un visage apparemment aléatoire découpé autour d’un visage plus grand 
que nature, collé sur une plaque d’aluminium, forée à plusieurs reprises, et équipée de nombreuses am-
poules de diverses formes. Sur les deux longues parois de cet espace étroit et tout en hauteur, l’artiste a 
réalisé une série de dessins à partir de hachures au marqueur noir. Ces dessins portent une dénomination 
aussi mystérieuse Les vestibules du ciel. Ces deux titres sont empruntés au livre Mémoire d’un névropathe 
écrit par Paul Schreber en 1903. Ce président de la Cour d’appel de Dresden a été interné après une série 
de crises psychiques et de délires. Ses mémoires ont été commentées par Freud dans le but d’étudier les 
mécanismes de la paranoïa. “Ombres d’hommes bâclés à la six-quatre-deux” est le terme utilisé par Schre-
bers pour les personnes de son entourage – ses infirmiers par exemple – qu’il ne considérait pas comme de 
véritables personnes mais comme une espèce d’ombres. “Les vestibules du ciel” est le nom des limbes où 
se trouvent les esprits des morts. Il convient de ne pas trop utiliser ces titres comme des fils conducteurs. 
Platéus aime semer la confusion. Il est possible que les titres qui semblent montrer la voie, égarent plus 
encore le spectateur.

FRANK MAES 
S.M.A.K. GENT



Dans le corps humain, le visage est l’élément qui présente le plus grand nombre d’orifices : oreilles, nez, 
bouche, yeux. Ce sont précisément ces orifices qui donnent du relief au visage et lui donne sa spécificité, 
qui fait émaner de ce visage un appel inconditionnel. Benoit Platéus se demande pendant combien de temps 
il est possible de regarder un visage sans qu’il finisse par vous absorber. Le visage est considéré de toute 
éternité comme le siège de l’individualité humaine, comme l’expression de ses compétences morales et 
spirituelles. En ce sens, il est saint. C’est sans doute pour cette raison que les interventions de l’artiste sem-
blent à la fois humoristiques et agressives. Dans les visages de Platéus, l’artiste a multiplié les trous et il y a 
installé des ampoules de lumineuses. Le visage est utilisé comme un objet fonctionnel, il devient un lustre, 
un objet banal, ce qui lui donne un côté obscène. La lumière fonctionne comme un masque, le spectateur en 
est aveuglé, le visage se soustrait ainsi partiellement à sa vue. Platéus renvoie à Laroche Foucault: «Le so-
leil ni la mort ne se peuvent regarder fixement» Les effets et les significations précises de ces assemblages 
remarquables sont de ce fait insaisissables. Forment-ils une protection, tant pour le visage caché derrière 
la lumière que pour le spectateur, qui échappe à l’obligation de regarder le visage et à se faire absorber par 
celui-ci ? Qui sait s’ils ne sont pas autant d’yeux multipliés qui, comme dans le mythe antique des Gorgones, 
pétrifient tout que les regarde ?

Les dessins réalisés directement sur la paroi se composent de figures géométriques. Ils sont réalisés à l’aide 
de lignes noires tracées à la latte, qui sont soit des contours, soit des éléments d’une hachure. À première 
vue, il n’y a pas de convention entre ces images élaborées avec une grande précision et une grande patience 
et la plupart des dessins réalisés dans le passé par Platéus. Il s’agit en effet généralement d’une espèce de 
‘griffonnages’, le type de gribouillis ou de taches que nous dessinons sans réfléchir alors que nous sommes 
consciemment occupés à autre chose. L’artiste confirme aussi qu’initialement, il a voulu créer quelque chose 
qui diffère autant que faire se peut de ce qu’il fait et pense habituellement. Il a puisé l’inspiration dans son 
passé. Lorsqu’il avait 13 ans, l’un de ses camarades de classe a réalisé avec un bic et une latte, une série 
de figures géométriques. Platéus ne les aimait pas, mais il était impressionné par le personnage bizarre : les 
enfants de 13 ans ne réalisent pas des dessins de ce type.
Les dessins voient le jour sur format A4. L’artiste les dessine module par module, sans y réfléchir vraiment. Ils 
sont souvent élaborés en plusieurs étapes ; il les abandonne pendant quelques jours avant de les terminer. 
Ensuite, il les agrandi, directement sur le mur. Précédemment, Platéus a déjà essayé de projeter une dia du 
dessins sur la paroir, afin de la reproduire en format aussi grand que possible, mais ce système n’a pas fonc-
tionné. À présent, il utilise une grille de dessin qui se voit dans le résultat final. L’artiste peut ainsi positionner 
les divers composant du dessin de manière exacte comme sur la feuille A4, mais ensuite, les dessins muraux 
acquièrent leur propre logique, liée à son échelle spécifique qui se détache de l’original.
Ainsi, une différence immense subsiste en effet entre ces dessins et les gribouillis, même si tout lien ne 
disparaît pas. Exactement comme pour les gribouillis machinaux, les hachures répétitives ne découlent pas 
d’un plan d’intention déterminé ; l’artiste laisse l’initiative à l’inconscient. Dans les deux cas, l’artiste examine 
le moment où un ensemble d’éléments, qui n’ont que peu ou pas de signification intrinsèque, deviennent 
lisibles ou reconnaissables en tant que représentation, mot ou composition. Il aime reporter autant que pos-
sible ce moment et joue ainsi avec les attentes personnelles des spectateurs pour que chacun d’eux «recon-
naisse» quelque chose qui a une signification.

Platéus rassemble également des dessins, des photos et des textes sous la forme de petits journaux photo-
copiés «low budget» sous le titre One Inch Off, qu’il diffuse par le biais d’un circuit informel. En opposition aux 
éléments picturaux que sont la ligne, la tache, la touche de couleur, le texte est par définition porteur de signi-
fication. L’artiste le démonte en collant des mots les uns à côté des autres de manière à les faire ressembler 
à des traductions beaucoup trop littérales, transformant la construction des phrases en un bricolage absurde 
qui, allié aux gribouillis, crée un chaos charmant. La publication ‘Kunst nu’- qui paraîtra dans le contexte de 
cette exposition, est conçue sous la forme d’un numéro hors série, édition de luxe de la série One Inch Off.



NEDERLANDS

In al dan niet gemixte, diverse media, in droedels, krabbels, vlekken of arceringen balanceert Benoit Platéus 
(°1972) met een gewilde naïviteit en een hoog knutselgehalte tussen vorm en vormeloosheid, tussen bete-
kenisloos gekrabbel en een leesbaar beeld. In zijn teksten ontwricht hij de taal door zinnen zo te construeren 
dat het om onhandige vertalingen lijkt te gaan. In foto’s en objecten neemt hij de toeschouwer onder andere 
via schaalvergrotingen of –verkleiningen en via bizarre assemblages bij de neus. Zo functioneert zijn kunst 
dikwijls als een ‘appareil psychique’ (een term uit de psychologie die af en toe in zijn werk opduikt), dat de 
waarneming en bewustwording van de toeschouwer bespeelt, in vraag stelt en weerspiegelt.

De tentoonstelling loopt van 8 april tot en met 21 mei 2006. 

Deze tentoonstelling bestaat uit twee soorten werk. Midden in de ruimte hangen, zo ongeveer op ooghoogte, 
een reeks assemblages, getiteld Ombres d’hommes baclés à la six-quatre-deux. Een fotoprint van een ge-
zicht, ogenschijnlijk willekeurig rondom het meer dan levensgrote gezicht uitgesneden, is telkens op een 
aluminiumplaat gekleefd, veelvuldig doorboord en van behoorlijk wat lichtperen van uiteenlopende snit voor-
zien. Op de twee lange wanden van deze smalle en hoge ruimte heeft de kunstenaar aan de hand van ar-
ceringen met zwarte stift een reeks tekeningen vervaardigd. Die dragen de al even enigmatische benaming 
Les vestibules du ciel. Beide titels zijn ontleend aan het boek Mémoire d’un névropathe van Paul Schreber uit 
1903. Deze voorzitter van het Hof van Beroep van Dresden werd, na een reeks psychische crises en deliria, 
geïnterneerd. Zijn memoires werden door Freud becommentarieerd om de mechanismen van paranoia te 
bestuderen. “Ombres d’hommes baclés à la six-quatre-deux” (min of meer te vertalen als “haastig in elkaar 
geprutste menselijke schaduwen”) was Schrebers term voor personen uit zijn omgeving – zijn verplegers 
bijvoorbeeld – die hij niet als echte mensen maar als een soort schijngestalten beschouwde. “Les vestibules 
du ciel” fungeerde als benaming voor een voorgeborchte van de hemel waar de zielen van de doden zich 
bevinden. Het is evenwel aangewezen deze titels niet teveel als leidraad te gebruiken. Platéus houdt ervan 
verwarring te zaaien. Het zou best kunnen dat de titels, die de weg lijken te wijzen, de kijker net dieper het 
bos insturen.    

Het gezicht is, in het menselijk lichaam, de plaats waar zich het meest gaten bevinden: oren, neus, mond, 
ogen. Het zijn precies deze openingen die het gezicht reliëf geven en zijn specificiteit verlenen, die van dat 
gezicht een onvoorwaardelijke appel doen uitgaan. Benoit Platéus vraagt zich af hoelang men een gezicht 
kan bekijken zonder erdoor geabsorbeerd te worden. Het gezicht wordt vanouds als de zetel van de mense-
lijke individualiteit beschouwd, als de expressie van zijn geestelijke en spirituele vermogens. In die zin is het 
heilig. Wellicht is het daarom dat de ingrepen van de kunstenaar niet alleen lachwekkend maar ook agressief 
overkomen. In de gezichten van Platéus hebben de gaten zich vermenigvuldigd, en de kunstenaar heeft er 
lichtperen in geschroefd. Het gezicht wordt gebruikt als iets functioneels, wordt een luster, een banaal object. 
Dat heeft iets obsceens. Het licht functioneert als een masker, de toeschouwer wordt erdoor verblind, waar-
door het gezicht zich deels aan zijn of haar blik onttrekt. Platéus verwijst naar Larochefoucault: « Noch de 
zon noch de dood laten een gefixeerde blik toe. » Het blijft onduidelijk welke effecten en betekenissen deze 
merkwaardige assemblages precies ressorteren. Vormen ze een bescherming, zowel voor de gezichten zelf, 
die zich achter het licht kunnen verbergen, als voor de toeschouwer, die aan de dwingende blik van en ab-
sorptie door de gezichten ontkomt? Of fungeren ze juist als even zovele, vermenigvuldigde ogen, die, zoals 
in de antieke mythe van de Gorgonen, al wie durft te kijken terstond doen verstenen?



De rechtstreeks op de wand aangebrachte tekeningen bestaan uit geometrische figuren. Die zijn gevormd 
door middel van met de lat getekende zwarte lijnen, die hetzij als omtrek, hetzij als bestanddeel van een 
arcering fungeren. Op het eerste gezicht is er geen overeenkomst tussen deze heel nauwkeurig en geduldig 
opgebouwde beelden en de meeste tekeningen die Platéus in het verleden vervaardigd heeft. Dan betrof het 
immers meestal ‘droedels’, het soort krabbels, figuurtjes of vlekken dat men gedachteloos neerpent terwijl 
het bewustzijn met iets anders bezig is. De kunstenaar bevestigt dat hij, als uitgangspunt, iets heeft willen 
creëren dat zoveel mogelijk verschilt van wat hij gewoonlijk doet en denkt. Hij haalde inspiratie uit zijn ver-
leden. Toen hij 13 jaar was, vervaardigde een schoolkameraad met bic en meetlat allerhande geometrische 
figuren. Platéus hield er niet van, maar was onder de indruk van het bizarre karakter; 13-jarigen maken im-
mers geen dergelijke tekeningen. 
De tekeningen ontstaan op A4-formaat. De kunstenaar tekent ze module per module, zonder er veel bij na te 
denken. Ze worden dikwijls in verschillende etappes opgebouwd; hij laat ze liggen en werkt ze enkele dagen 
later af. Vervolgens worden ze uitvergroot, in dit geval rechtstreeks op de muur. Vroeger probeerde Platéus 
al eens een dia van de tekening te projecteren op de wand, om die zo in het groot te reproduceren, maar dat 
functioneerde niet. Nu maakt hij gebruik van een potloodraster, dat ook in het eindresultaat zichtbaar blijft. 
Dit laat hem toe de verschillende componenten van de tekening exact te positioneren zoals op de A4, maar 
vervolgens verwerft de muurtekening een eigen logica, gerelateerd aan haar specifieke schaal, en komt ze 
los van het origineel.  
   
Ook al is er inderdaad een hemelsbreed verschil tussen deze meticuleuze tekeningen en de chaotische droe-
dels, toch zijn er ook linken. Net zoals de gedachteloze krabbel vloeit de repetitief aangebrachte arcering niet 
voort uit een plan of intentie; de kunstenaar laat eerder het initiatief aan het onderbewuste. In beide gevallen 
onderzoekt de kunstenaar wanneer een verzameling elementen, die op zich weinig of geen betekenis heb-
ben en op een vrij willekeurige manier samengebracht zijn, leesbaar of herkenbaar worden als een represen-
tatie, een woord of een compositie. Hij houdt ervan dit moment zolang mogelijk uit te stellen, en speelt zo met 
het ingebouwde verlangen van elke kijker om in een beeld altijd iets betekenisvols te ‘herkennen’.  

Platéus bundelt tekeningen, foto’s en teksten ook in de vorm van gefotokopieerde ‘low budget’ tijdschriftjes 
die hij onder de titel One Inch Off en via een informeel circuit in omloop brengt. In tegenstelling tot beelde-
lementen als lijn, vlek, toets of kleur, is tekst per definitie drager van betekenissen. De kunstenaar ontwricht 
die door woorden zo aan elkaar te flansen dat het om al te letterlijke vertalingen lijkt te gaan, waardoor de 
zinsconstructie een absurde bricolage wordt, die in combinatie met de droedels een vrolijke warboel creëert. 
De ‘Kunst nu’-publicatie die in de context van deze tentoonstelling eind april verschijnt, wordt geconcipieerd 
als een ‘numéro hors série’, een luxe-editie van de One Inch Off-reeks.  



ENGLISH

In various media, sometimes mixed, in doodles, scribbles, patches and shading, and with a studied naivety 
and plenty of tinkering, Benoit Platéus (1972), balances between form and formlessness, between mea-
ningless scribbling and an interpretable image. In his writings he dislocates the language by constructing 
sentences so they seem like clumsy translations. In his photos and objects he plays tricks on the viewer by 
increasing or reducing the scale, and by means of bizarre assemblages and other things. In this way his art 
often acts as an appareil physique (a psychological term that often occurs in his work) that plays on, ques-
tions and reflects the viewer’s perception and consciousness.

The exhibition is on from 8th April to 21st May 2006. S.M.A.K. Gent.

This exhibition comprises two sorts of work. In the middle of the room, approximately at eye-level, hang a 
series of assemblages entitled Ombres d’hommes baclés à la six-quatre-deux. (flüchtig hingemachte man-
ner). A photographic print of a portrait, cut out seemingly at random around the larger-than-life face, is glued 
onto a sheet of aluminium, drilled through in many places, and fitted with a lot of bare light bulbs of various 
sizes. On the two long walls of this high, narrow space, the artist has done a series of drawings by means of 
shading with a black felt-tip. They bear the equally enigmatic title of Les vestibules du ciel. Both titles come 
from Paul Schreber’s 1903 book Mémoire d’un névropathe. He was the head of the Court of Appeal in Dres-
den, and after a series of crises and attacks of delirium, was put in an institution. Freud wrote a commentary 
on his memoirs as a study of the mechanisms of paranoia. Ombres d’hommes baclés à la six-quatre-deux 
(which translates roughly as ‘human shadows knocked together in haste’) was Schreber’s term for the people 
around him – such as his nurses – whom he saw not as real people but as some kind of illusory figures. Les 
vestibules du ciel was the name he gave to a limbo prior to heaven where the souls of the dead reside. But 
one is not recommended to take these titles as too much of a guide. Platéus likes spreading confusion. It 
is quite likely that these titles, which seem to point the way, will actually make the viewer lose his way even 
more.

The face is the part of the human body with the most holes: ears, nose, mouth, eyes. It is precisely these 
openings that give the face its relief and its specific character and enable each particular face to have an un-
conditional appeal. Benoit Platéus wonders how long one can look at a face without becoming absorbed by it. 
The face has since time immemorial been considered as the site of human individuality, the expression of its 
mental and spiritual capacities. In this sense it is holy. This is probably why the artist’s intervention is seen not 
only as laughable but also aggressive. In Platéus’ faces the holes have multiplied and the artist has screwed 
light bulbs into them. The face is used as something functional, and becomes a light fitting, a banal object. 
There is something obscene about it. The light functions as a mask and it blinds the viewer so that the face 
becomes partly invisible to them. Platéus makes reference to La Rochefoucault: ‘Neither the sun nor death 
allow a fixed gaze’. It remains unclear exactly what effects and significance these remarkable assemblages 
are intended to have. Are they a protection, both for the faces themselves, which are able to hide behind the 
light, and for the viewer, who avoids both the compelling gaze of and absorption by these faces? Or do they 
actually act as just as many proliferated eyes, which, as in the ancient myth of the Gorgons, turn to stone all 
those who dare look?

The drawings done directly on the wall are composed of geometric figures. They are formed by black lines 
drawn with a ruler, either as an outline or as part of an area of shading. At first sight there is no corresponden-
ce between these very meticulously and patiently built up images and most of the drawings Platéus has done 



in the past. These were in most cases a sort of doodle, those scribbles, figures or marks one makes without 
thinking while the consciousness is involved elsewhere. The artist also confirms that he, as his starting point, 
wanted to create something that differs as much as possible from what he usually does and thinks. He drew 
his inspiration from his past. When he was thirteen, a schoolfriend made all sorts of geometric shapes with a 
biro and a ruler. Platéus did not like them, but was impressed by their bizarreness; after all, thirteen-year-olds 
just don’t do that sort of drawing.
The drawings take shape on an A4 format. The artist draws them module by module, without giving them 
much thought. They are often composed in several stages; he puts them aside and finishes them a few days 
later. They are then enlarged, in this case directly onto the wall. In the past he had tried projecting a slide of 
the drawing onto the wall, so as to be able to reproduce it on a large scale, but that did not work. Now he uses 
a pencil grid that also remains visible in the final result. This enables him to position the components of the 
drawing exactly as on the A4 sheet, but after that the mural drawing acquires a logic of its own, related to its 
specific scale, which breaks free from the original.
Even though there is indeed a world of difference between these drawings and the doodles, there are connec-
tions too. Like the thoughtless scribbling, the repetitively applied shading does not ensue from any plan or 
intention; the artist prefers to leave the initiative to his subconscious. In both cases he investigates the point 
when a collection of elements, which in themselves have little or no meaning, and are assembled in a fairly 
random way, become readable or recognisable as a representation, a word or a composition. He likes post-
poning this moment as long as possible, and thereby plays with every viewer’s built-in desire always to ‘reco-
gnise’ something meaningful in an image.

Platéus also gathers together drawings, photos and texts in the form of photocopied low-budget magazines 
that he distributes on an informal circuit under the title One Inch Off. In contrast to such visual elements as 
line, point, touch and colour, text is by definition a bearer of meaning. The artist disrupts this by throwing 
words together in such a way as to make them seem like over-literal translations, whereby the sentence 
structure becomes an absurd  mix-up which, combined with the doodles, creates a jolly muddle. The Kunst 
Nu publication that accompanies this exhibition (and which appears end of April) has been conceived as a 
special issue, a luxury edition, in the One Inch Off series.




