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Der Kunstverein Biel fuhrt die Cantonale Berne Jura in Kooperation mit dem
Kunsthaus Pasquart durch und zeigt dieses Jahr 50 Positionen auf der
gesamten Ausstellungsflache. Das regionale Kunstschaffen prasentiert sich als
aktive und aufgeschlossene Szene, deren Werke auf Kiinstler*innen verweisen,
die auf vielgestaltige Weise ihre Ideen zum Ausdruck bringen. In Medien wie
Malerei, Zeichnung, Video, Skulptur, Fotografie oder Installation befragen sie
aktuelle Themen und fordern unsere Sehgewohnheiten heraus. Kunst zeigen
heisst hier Beziehungen schaffen und Briicken schlagen. Im Rahmen der
Cantonale Berne Jura werden auch Arbeiten der Preistragerinnen des Prix
Kunstverein und des Prix Anderfuhren prasentiert.

Zeitgendssische Kunstinstitutionen aus Bern, Biel/Bienne, Interlaken, Langenthal,
Steffisburg, Le Noirmont, Moutier, Porrentruy und Thun tragen die Cantonale Berne Jura
im Verbund aus. Kunstschaffende stellen in unterschiedlichen Ausstellungsarchitekturen
aus und das Publikum hat die Mdglichkeit Giber die Kantonsgrenzen hinweg deren Werke
zu sehen. Zugangsberechtigt sind professionelle Kiinstlerinnen und Kinstler, die im
Kanton Bern oder Jura ihren Wohnsitz oder Arbeitsort haben, oder einer der beiden
Kunstszenen angehoren. Der Kunstverein Biel setzte eine professionelle Jury ein, die im
Verlauf von mehreren Tagen aus allen 410 Bewerbungen eine Auswabhl fiir das Kunsthaus
Pasquart traf.

Jury:

Felicity Lunn, Direktorin Kunsthaus Pasquart

Céline Matter, Assistenzkuratorin, Kunst Halle Sankt Gallen
Jan Van Oordt, Kinstler

Von den 50 ausgewahlten Positionen stammen 15 aus Biel und der Region. Es sind 5
Kollektive, 31 Frauen und 24 Manner vertreten.

Kuratorin:
Felicity Lunn



Olivia Abéacherli, Edi Aschwanden, Stéphanie Baechler, Linus Baumeler, Cécile
Baumgartner Vizkelety, Juliette Berger, Caroline Bourrit, Nicolle Bussien,
Angela Cerullo & Giorgio Bloch, Romana Del Negro, Michele Dillier, Beth Dillon,
Jean-Marie Egger, Rita Ernst, Beat Feller, Lea Frohlicher, Matthias Gabi, victor
garcés, Eva Maria Gisler, Nicolas Grand, Béatrice Gysin, Jerry Haenggli, Tobias
Hauswirth, Maya Hottarek, Margaux Huber, Cyril Tyrone Hiilbscher, Jonas
Huldi & Colin Barth / Jack Young, Christine Hurst, Jeanne Jacob, Tamara Janes,
Lis Kocher, kollektiv solei: Salomé Bossard / Ida Huschke, Johanna Kotlaris,
Kuhne/Klein, Daniel Kurth, Monod_Marcus, Laura Mietrup, Thomas Moor,
Philipp Ortelli, Giorgia Piffaretti, Marius Steiger, Reto Steiner, Remo Stoller,
Grégory Sugnaux, Lieselotte Togni, Vera Trachsel, Joshua Valentin, Sygrid Von
Gunten, Clemens Wild, Jasmin Withrich

Prix Kunstverein Leolie Greet
Prix Anderfuhren Beth Dillon und Janosch Perler

Kostenloser Eintritt ins Kunsthaus
Jeden Donnerstag ab 18:00
Samstag 25. Dezember 2021

Offentliche Fiihrungen

Donnerstag 9. Dezember 2021, 18:00 (fr): Julie Carron, Museologin
Donnerstag 13. Januar 2022, 18:00 (dt): Felicity Lunn, Direktorin

Saaltexte: Fannie Audergon (FA), Julie Carron (JC)
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Aussenfassade

1 Janosch Perler
Ohne Titel, 2021
Neonrdhren, Schaumstoff, variable Dimensionen

CHF 5000.-

Zwei Neonrohren spannen leuchtende Bdgen zwischen die Geb&udeteile, wobei sie nur
von Schaumstoffteilen gehalten werden. Janosch Perler (*1991) setzt die Lichtkorper, die
filigran und fragil in ihrer glasernen Materialitat sind, in ein wirkungsvolles und prekares
Spannungsfeld mit der Weichheit von Schaumstoff und der Harte der Mauern. Die Ar-
beit wirkt unstandardisiert handgemacht, selbst etwas gebastelt, mit inren Halterungen
aus gezwirbeltem Draht und ihren antiquierten Transformatoren. Natdrlich erinnern sie
an das Ausbrechen aus traditionellen Medien wéahrend der 60er Jahre, wo zahlreiche
Kunstler*innen Werke aus Neonrohren geschaffen haben, einem Werkstoff, aus dem sich
sowohl Worter und Sétze als auch geometrische Abstraktionen und farbige Metaphern
bilden lassen. Licht, Farbe und Schatten formen seine Skulptur und treten mit dem
architektonischen Raum in eine Wechselwirkung. Am Tag erscheinen die Neonréhren in
diffusem Pastellton, dunkelt es ein, entfaltet sich eine intensive Leuchtkraft. Die Skulptur
reduziert sich zu zwei abstrakten Lichtlinien und steht als kilinstlerische Geste zwischen
Neubau und Altbau des Kunsthaus Pasquart. (Stefanie Gschwend)



Foyer

2 Maya Hottarek
Everything is today, 2021
Emaillierte Keramik, Raucherkerzen, Seil, 30 x 35 x 45 cm, Seil ca. 400 cm

CHF 2800.-

Today | offer you everything, 2021
Emaillierte Keramik, Raucherstédbchen, Feuerzeug, Seil, 40 x 40 x 50 cm, Seil
ca. 400 cm

CHF 4800.-

Die beiden Werke von Maya Hottarek (*1990) nehmen Bezug aufeinander und bilden ein
Ensemble, das an einen religiosen oder weltlichen Altar erinnert. Die Keramiken
présentieren sich in einem unfertigen Zustand und ihre Herstellungsweise lasst die
Bearbeitungsspuren der Kiinstlerin erkennen. Ihre Formen und Farben fiihren zu einem
durch und durch organischen Erscheinungsbild, dem der Rauch eine mystische Aura
verleiht. Die Interaktion mit dem Publikum durch das Anziinden der R&ucherstédbchen oder
-kerzen setzt einen Dialog mit den Arbeiten von Hottarek in Gang. Wer mit diesen
Objekten interagieren mag, kann seine Hoffnungen, Wiinsche oder Gebete einbringen,
wobei die Keramiken einem bei diesem Prozess ein sehr personliches und sinnliches
Erlebnis verschaffen. (FA)

3 victor garcés
CRUDO (notas - pozo lizama 158 - 19), 2020-2021
Bitumen auf Fabriano Papier, 145 x 255 cm

CHF 3000.-

Die dunklen Farben des Bitumens, mit dem das Papier durchtrankt ist, lassen auf der linken
Seite die Wipfel von Palmen erkennen. Diese Bdume, die liegen, anstatt zu stehen und sich im
Wind zu wiegen, vermitteln ein Gefuihl des Unbehagens, so als sei man Zeuge einer
Katastrophe. Genau das mdchte victor garcés (*1978) mit diesem Werk erreichen: Der
Kunstler prangert die Umweltkatastrophe an, die die Erddlindustrie auf dem Gebiet seines
Heimatlandes Kolumbien, insbesondere in der Provinz Magdalena Centro verursacht hat. Zu
den Folgen durch die Nutzung der Erdélvorkommen fiir Boden, Flora und Fauna kommen
noch die sozialen Folgen fir die 6rtlichen Gemeinschaften hinzu, deren Gesundheit,
Einkommen und Lebensqualitat dadurch beeinflusst werden. Fiir CRUDO legt der Kiinstler
mehrere Schichten bitumindses Material tibereinander, die so ihre Struktur bekommen und
dem produzierten Werk einen komplexen Charakter verleihen. (JC)



4 Caroline Bourrit
Sans sortir, 2021
LED-Gehéuse, Vinyl-Drucke, 33,5 x 24,5 cm

CHF 1000.-

In Sans sortirverbindet Caroline Bourrit (*1992) Alltagsgegenstéande und philosophische
Fragestellungen auf poetische Art und Weise. Die Installation konfrontiert Gegensatze: Auf
einem Notausgangsschild ist zuerst die Rede von einer Eingangstir, was dessen
Hauptfunktion widerspricht. Die Dringlichkeit, die von seinem Gegenlber ausgeht,
unterstreicht die beunruhigende Wirkung eines ansonsten ganz banalen Gegenstandes -
eines Zeichens mit gewohnlichem Piktogramm - das sich plotzlich in ein Objekt
verwandelt, das zum Nachdenken einladt. Die Schilder fur Notausgénge, die sich tagtaglich
am Rande unseres Blickfelds befinden und mehr an die Reflexe als an das Denken
appellieren, fordern einen in einer Krisensituation auf schnell zu handeln. Die Kiinstlerin
spielt hier mit den Worten, um den Umgang mit Krisensituationen zu hinterfragen, die es
erlauben, Tlren zu 6ffnen, die normalerweise geschlossen sind. (JC)

Galerie Passage

5 Jasmin Wuthrich
Transformation, 2021
Baumwollstoff, Baumwollgarn, Draht, Gips, Gouache,
Kaninchenhautkleber, Kreide, Neocolor, Papier, Paraffin
variable Dimensionen

Ab CHF 1000.-, auf Anfrage
Serie: CHF 15°000.-

Jasmin Withrichs (*1998) kinstlerisches Werk entwickelt sich instinktiv und entsteht in
Reaktion auf das Material. Dieses registriert ihre Interventionen, nimmt Eingriffe in sich
auf und fungiert als ihr materialgewordenes Gedachtnis. Der Titel 7ransformation
evoziert den bestandigen Wandlungsprozess im Laufe der kiinstlerischen Recherchen,
bis die Materialien schliesslich eine neue Identitdt bekommen. Die verschiedenen
Elemente nehmen organische Formen an. Ihre Anordnung suggeriert eine Landschaft:
Da manche Teile in der Luft schweben, entwickelt sich ein traumhafter Raum, der das
Werk umgrenzt. Der Begriff der Transformation bezieht sich nicht nur auf die
Bearbeitung des Materials, sondern auch auf den Blick, den die Betrachter*innen darauf
werfen und auf die méglichen Interpretationen, die nach und nach aus dem Kontakt
entstehen. (FA)



Galerie 1

6 Tobias Hauswirth
Wolken, 2021
Ol auf Leinwand, 200 x 260 cm

CHF 2300.-

Tobias Hauswirth (*1998) lasst durch seine klaren und deutlichen Linien mit sichtbaren
Schatten Anleihen der Popkultur und des Comics erkennen. Man hat beinahe den Eindruck
einer Collage, so sehr heben sich die Elemente von der Leinwand ab. Die Umrisse der
Wolken nehmen durch diese Schatten konkretere Form an und lassen ausserdem mehrere
Ebenen entstehen. Wer seinen Blick in diesen grauen und verhangenen Himmel eintaucht,
erlebt flr einen Augenblick, wie sich die Elemente wahrend eines Gewitters vereinen. Der
Effekt wird durch die Masse des Gemaldes zusatzlich verstarkt, die den Eindruck
vermitteln, man 6ffne mitten im Himmel ein Fenster, durch das man in eine andere Welt, in
einen anderen Sturm hindbergelangen kann. (JC)

7 Cyril Tyrone Hubscher
growbox | & growbox I, 2021
Pappkartons, LED-Leuchten, Acrylglas, kiinstliche Pflanzen, in Polystyrol
geschnittene Felsen, Paketklebeband, Luftschéchte, Metallstlitzen
jeca. 40x25x30cm

Je CHF 1200.-

Dieser hdngende Garten ist gewissermassen eine Reaktion auf die vertikale
Landwirtschaft, die vor dem Hintergrund der Ausbeutung von Ressourcen und des
ubermaéssigen Energiekonsums nach Effizienz und Wirtschaftlichkeit von Territorien
strebt, um die wachsende Bevdlkerung zu erndhren. In ihrer begrenzten Atmosphére
bilden die Pflanzen einen unverwistlichen Miniaturdschungel. Ein postapokalyptisches
Ambiente wird andeutungsweise erkennbar wie mit diesem Aufkleber, einer Anspielung
auf die Anti-Atomkraft-Kampagnen, der hier dem Ende der Welt etwas entgegensetzt.
Hat die Katastrophe bereits stattgefunden? Oder ist diese Auslegung des Prinzips der
Pflanzenzucht ein Vorbote dessen, was noch kommen wird? Cyril Tyrone Hubscher
(*1993) geht in seinen Werken aktuellen Themen nach und stellt dabei Uberlegungen an,
die an Antizipation grenzen und an die mogliche Dystopie, die den Menschen in den
kommenden Jahren erwartet. (JC)



8 Remo Stoller
Eternia (Arbeitstitel), 2016-2021 (ongoing)
Lack und Tusche auf gussgestrichenem Papier, je 70 x 100 cm

Preis auf Anfrage

In seinen Werken befasst sich Remo Stoller (*1977) mit den Zusammenhé&ngen zwischen
der Welt und der Sprache: Er stellt die Frage, wie letztere zu einer unvollkommenen
Reproduktion der ersteren wird, wie weit die beiden Konzepte miteinander verwoben
sind und welche Wechselseitigkeit zwischen ihnen entstehen kann. Der Kinstler
erforscht mit seiner Zeichnungsserie seine eigene Vergangenheit, ihnre Sogwirkung und
ihre Unwiederbringbarkeit. Der Werktitel Eterniabezient sich auf einen fiktiven Ort, der
die Kulisse der Spielzeugserie Masters of the Universe des Herstellers Mattel (ab 1982)
bildet. Stoller nutzt das Spielzeug als einen Verweis auf seine eigene Vergangenheit, die
genauso unzuganglich ist wie dieser Fantasieort. Die Faszination der Erinnerung wird
durch Darstellungen von menschlichen Figuren in phantastischen Farben hervorgerufen.
Das Interesse des Kiinstlers flr die Sprache fliesst hier auch durch die Typografie mit ein.
So taucht die Schriftart /7C Serif Gothic Heavy, die auf der Produktverpackung von
Mattel dazu beitrug, eine dem Spielzeug entsprechende Bildwelt zu kreieren, auch in
einzelnen Zeichnungen seiner Werkserie auf. Die Inschriften evozieren eine andere,
entlegene Welt und vermischen so die Fiktion mit den eigenen Erinnerungen des
Kinstlers. (JC)

9 Olivia Abacherli
Notational system on neutral background, 2021
Video-Loop HD, Ton, 56’5”

CHF 4000.-

Inihrer Video-Arbeit hinterfragt Olivia Abacherli (*1992) die identitatsstiftenden, auf dem
Ideal der Neutralitat und des Nicht-Einbezugs beruhenden Mythen der Schweiz. Das Werk
folgt auf eine erste, aus Tapeten produzierte Werkserie (Neutral backgrouna, 2020) und
stellt eine eigene, von der Kunstlerin entwickelte grafische Sprache dar, die zum Entdecken
einer beachtlichen Masse von Informationen in Form von Schaubildern und Diagrammen
einl&dt, die in Bezug zu Textausschnitten und Schlagwdrtern stehen. Diese Kartografie
beleuchtet die Wurzeln der Schweizer Prasenz im Ausland im Wandel der Zeit und die
Verwicklung ihrer Banken sowie ihrer Delegationen und anderer Institutionen in die
Weltgeschichte, an deren Rand sich das Land gerne verortet. Die Beteiligung der Schweiz
am Erbe des Kolonialismus und an den aktuellen neokolonialen Mechanismen wird in Form
von Sprechblasen, Symbolen, Worten und Pfeilen aufgezeigt und in einem abschliessenden
Uberblick in all seiner Komplexitat und mit all seinen Verflechtungen dargestellt. (JC)



10 Christine Hurst
Papiersammlung (mit Archivknoten), 2021
Papier, Farbe, Kohle, Schnur, 38 x 27 x 23 cm

CHF 1500.-

Die Papiersammiungvon Christine Hurst (*1969) lasst sich wie eine Reflexion tiber das
Vergangliche, den Wandel, die Jahre, die vergehen, interpretieren. Diese Sammlung von
Arbeiten, die sie in den 1990er Jahren wahrend ihres Studiums an der Schule fir Design
realisierte, hat nach und nach den Status von Abfall angenommen. Konkret gewordene
Bemiihungen und Leidenschaft, geliebte Objekte, fiir die ihre Schopferin hart arbeiten
musste, sind nun unniitz geworden und in Vergessenheit geraten. Ganz gleich, ob diese
Arbeiten nun beim Aufrdumen oder bei einem anderen Anlass wiederentdeckt wurden, am
Ende werden sie zusammengepackt und weggeschmissen. Und doch bleibt ein Anflug von
Emotionen, von Sehnsucht vielleicht. Auch wenn sie einen sperrigen Papierstapel bilden,
werden sie nur von einem Archivknoten zusammengehalten. Diese Erinnerungen, die bereit
sind flr den Mull, sind dadurch zugénglich, denn der Knoten l&sst sich nach Belieben
festzurren oder 6ffnen, ohne dass das, was er zusammenhélt, beschadigt werden kénnte. Die
Kinstlerin gibt uns nicht etwa zu verstehen, dass die Erinnerung und ihre Abbildungen ein
nutzloser Ballast sind, sondern scheint uns zum Nachdenken Gber den Wert, den solche
Elemente in sich bergen konnen, einzuladen, und ruft uns dazu auf, sie erneut durchzu-
sehen, trotz der Notwendigkeit, sich nach und nach der Erinnerungen, seien sie materiell
oder nicht, zu entledigen, die im Laufe des Lebens immer zahlreicher werden. (JC)

Galerie 2

11 Thomas Moor
Im Herzen Wild, 2021
Acryl und Gesso auf Leinen, 140 x 100 x 2 cm

CHF 6250.-

Mit /m Herzen Wildknupft Thomas Moor (*1988) an seine Bilderserie Corporate
Realisman. Noch einmal geht er dem Begriff der Landschaft nach, wie ihn sich die
Werbung zu eigen macht. Altere, in der europaischen Maltradition verankerte
Bedeutungen von Landschaft, insbesondere im religiosen Zusammenhang, l6sen sich in
diesem Fall in einem unabwendbaren Konsumerismus auf und bedienen ihn, indem sie
beim Zielpublikum der Werbung versteckte, tiber Generationen verinnerlichte Gefiihle
auslosen. Thomas Moor zeigt hier eine ,Mise en abyme’ (ein Bild im Bild), deren zentrales
Thema ein auf die Leinwand tbertragenes Werbeplakat im 6ffentlichen Raum ist. Durch
diese doppelte Darstellung des Werbethemas wird es in einem neuen Kontext
aktualisiert und spricht damit auf andere Weise an. (JC)



12 Margaux Huber
Eden empéche les autres d’étre heureuse.x.s, 2021
Holz, Winkel, Rahmen, Kleber mit Marmoreffekt, Klarsichthillen, Bilder aus
Zeitschriften, 21 x 69 x 20 cm

CHF 1200 -

Inihrer transdisziplindren Arbeit untersucht Margaux Huber (*1996) durch ihre queere
und feministische Positionierung die geschlechterspezifische Rollenverteilung im
hauslichen Umfeld. Flr Eden empéche les autres d étre heureuse.x.serschafft die
Kunstlerin ein Regal, auf dem Bilderrahmen stehen, die von Kleber mit Marmoreffekt
uberzogen sind. Diese aus wiederverwendeten Materialien hergestellte Installation, die
einen perfekten und luxuritésen Haushalt suggeriert, erweist sich als Trompe-P(Eil, das
die Schwachstellen dieses als Illusion prasentierten Ortes erkennen lasst. Das Werk
verweist auf etwas, das gemeinhin als Ideal angesehen wird. Es hinterfragt den
Heterozentrismus und die Ubernahme seiner Normen als Paradigma auf die Gefahr hin,
jede Mdoglichkeit zur Entfaltung anderer Lebensweisen und Gesellschaftsmodelle zu
behindern. (FA)

13 Monod_Marcus
Uncomfortable ((Noise of Visibility)), 2021
Video, Ton, Text, 4¢

Auflage: 5
CHF 1200 -

Alizée Rose-May Monod (*1990) und Anna Marcus (*1989) bilden seit 2017 das
Kunstler*innenduo Monod_Marcus. In ihrer Arbeit betrachten sie die moderne
Gesellschaft unter dem Prisma queerer und feministischer Uberlegungen. In
Uncomfortable ((Noise of Visibility)) erscheinen die Namen von etwa 200 FLINTA-
Personen, also Frauen, lesbischen, Inter-, nicht-bindren, Trans- und Agender-Personen,
in Gelb. In Filmen ist es Ubliche Praxis, die Untertitel von Protagonist*innen, die
sprechen, aber nicht im Bild zu sehen sind, gelb zu schreiben. Die aufeinanderfolgenden
Bilder sind gefundene Sequenzen, die von Frauen geschaffene, wissenschaftliche und
technische Erfindungen symbolisieren, die die Kultur und die Gesellschaft verédndert
haben. Die klangliche Dimension rihrt von einer Bearbeitung des Songs Flip this von
Peaches her, einer antirassistischen und antifrauenfeindlichen Hymne, die dazu aufruft,
sich gegen Diskriminierung zur Wehr zu setzen. Durch eine unvollstandige Auswahl von
Namen und Schopfungen soll das Werk von Monod_Marcus mithelfen, die Beitrége von
FLINTA- Personen, die fur die gesamte Gesellschaft entscheidend waren, sichtbar zu
machen. (FA)



14 Matthias Gabi
Buchdruck, 2017
Pigmentierte Tintenstrahldrucke, gerahmt, 176 x 136 cm

Auflage: 3+ 1 AP
Je CHF 5000.-

Matthias Gabis (*1981) kiinstlerische Arbeit basiert auf den Herstellungs- und
Verbreitungsmethoden von Bildern im Zeitalter der Massenmedien. Wie ein Archdologe
grabt er aus, untersucht, sammelt und inventarisiert tausende von Fotografien, von denen
einige einen Platz in seinen Werken finden. Auf diese Weise verleiht der Kiinstler dem
fotografischen Gestus wieder einen Sinn und den zu gewohnlichen Konsumgutern
verkommenen Bildern wieder eine Wirde. Die Bilder zu Buchdruck stammen aus
illustrierten Biichern und Zeitschriften, wie sie fur die zweite Halfte des 20. Jahrhunderts
typisch sind. Die von Matthias Gabi ausgewéhlten, konventionellen Fotografien erhalten
durch die Inszenierung eine neue Aura. Nebeneinander ausgestellt er6ffnen die beiden
grossformatigen Bilder, die auf den ersten Blick nichts gemein haben, neue Interpretationen
und Bedeutungen, die durch die Betrachter*innen fortwahrend aktualisiert werden. (FA)

15 Beat Feller
Duo, Etwas das mit A anfangt, 2016-2017
Collage, 50 x 70 cm

CHF 2000.-

Beat Fellers (*1955) besondere Sensibilitat fir Raume und Korper rihrt von seiner
bildhauerischen Praxis her. Der Kiinstler, dessen intuitive Herangehensweise sich mit einer
Vorliebe fir Improvisation und mit traditionellem Knowhow verbindet, arbeitet hufig mit
vorgefundenen Materialien und konzentriert sich dabei auf architektonische und bauliche
Themen in einem rdumlichen Kontext. Die in seinen Skulpturen begonnenen Recherchen
setzen sich in der hier gezeigten Serie von Collagen fort. Diese Werke reihen sich ein in die
Uberlegungen zu einer kiinstlerischen Herangehensweise an die Architektur, die in den
1960er Jahren aufkamen. Beat Feller prasentiert Kompositionen, die aus Zeitschriften
entstanden sind, so nebeneinander, dass ihre formellen, asthetischen und thematischen
Ahnlichkeiten zwischen ihnen eine Verbindung herstellen. Er tiberlagert Bilder und Artikel,
andert ihre Richtung oder verdeckt sie teilweise. So entsteht ein Kontrast zwischen
Ubermass und Leere, wobei die Abwesenheit ein wesentlicher Bestandteil der Werke ist.
Die Betrachter*innen tragen auf diese Weise zum Wiederherstellungs- und
Erkenntnisprozess eines Werkes bei. (FA)



16 Edi Aschwanden
Zeichnung 1, 2021
Mischtechnik, 138 x 98 cm

CHF 3200 -

Die einzelnen Zeichnungen des Ensembles Geister Weckenhaben keine Titel. Man glaubt
hier einen Baum, ein Haus, eine Wasserstelle und einen Regenbogen zu erkennen. Wenn es
sich aber stattdessen um schwarzen Rauch handelte, der zum Himmel aufsteigt, um einen
fragmentierten Raum, in dem sich geometrische Formen abzeichnen, die mit keinerlei
Wirklichkeit verbunden sind? Die Spannung zwischen Figuration und Abstraktion, die sich
zu reiner Farbe und Form entfaltet, zieht sich durch das gesamte Schaffen von Edi
Aschwaden (*1957). Der Geist erwacht formlich in diesen Zeichnungen in Mischtechnik, die
es einem erlauben, seine eigenen oder gemeinsame Vorstellungen darin wiederzuerkennen.
Die figurativen und abstrakten Pole tiberschneiden sich und spielen mit der Wahrnehmung,
so dass sich dem Betrachter des Werkes die Mdglichkeit zur Erforschung des Imaginéren
erdffnet. (JC)

17 Linus Baumeler
Silberstreifen am Horizont, 2021
Holz, Zinn, Olpastellkreide auf Leinwand, variable Dimensionen

Preis auf Anfrage

Silberstreifen am Horizontvon Linus Baumeler (*1992) ist eine Installation, die die
utopische Landschaft einer Postkarte reproduziert. Die Sonne, der Steg und der Horizont
laden dazu ein, sich der stereotypen Vision von einer Szene am Ufer hinzugeben, die die
menschliche Sehnsucht und ein Gefiihl von Freiheit weckt. Getrennt voneinander erweisen
sich die verschiedenen Elemente dieses Ensembles als falsch: Der Horizont ist eine Linie aus
versilbertem Zinn, die Sonne ein einfacher, naiv auf Leinwand gezeichneter gelber Strich.
Die Illusion hinkt und ist fliichtig. Durch Verschiebungen innerhalb der Installation lasst
sich die Perspektive so verdndern, dass das perfekte Bild wieder entsteht oder vollkommen
verschwindet. (FA)



18 Lieselotte Togni
Hass und Aggressionen (lIl), 2021
Tusche, Nussschalenbeize, Pastellfarbe und Kohle auf Papier
je 50 x 64 cm

Je CHF 500.-
Serie: 1800.-

Durch das Zusammenspiel von Tdnen, die von Braun bis Tiefschwarz reichen, werden die
rhythmischen Kompositionen von Lieselotte Togni (*1943) lebendig. Weiche Linien und
messerscharfe Winkel tiberlagern und verschranken sich. Die Empfindungen sind derart
stark, dass man muhelos den Hass und die Aggressivitat erkennt, die dieser Werkreihe ihren
Namen geben. Wie eine mentale Landschaft in einer Situation, in der mit dem Gewdhn-
lichen gebrochen wird, so bringt jeder Strich konfuse und hitzige Geflihle mit sich. (JC)

Galerie 3

19 Johanna Kotlaris
JOHNNY SPELLED JENNY, 2021
UHD Video, Farbe und Ton, 40°15”

Auflage: 3+ 1 AP
CHF 9000.-

Das Video JOHNNY SPELLED JENNY befasst sich mit den Themen Ordnung, Identitat
und zwischenmenschliche Beziehungen. Johanna Kotlaris (*1988) verkorpert die eigen-
willige Person Jenny, die zu verstehen versucht, wie die Welt organisiert ist. Auf ihrer
Wissenssuche, die einem Traum gleicht, begegnet sie mehreren Personen, zu denen sie
Beziehungen knuipft, wobei sich ihr Verstandnis der Realitat verdndert. Die vielseitige
Jenny entwickelt und passt sich fortlaufend an die Situationen an, weigert sich dabei aber
sich in gesellschaftlich etablierte Regeln zu fuigen. Der Film, der aus der Performance 7he
Fool: the Original Form of Thingsvon Johanna Kotlaris hervorgegangen ist, nimmt die
Uberlegungen, die dort angestossen wurden, auf und spinnt sie fort, insbesondere zu
Themen wie Subjektivitat, Empathie und unser Verhéltnis zu Regeln und
Uberzeugungen. (FA)



20 Beth Dillon
Cumber Core, 2020-2021
Recycelte Babywésche, Baumwoll- und Wollgarne, Reis- und Leinsamen,
Perlen aus plastifizierter Muttermilch, Karabinerhaken aus Aluminium,
Polyesterkissen, Baumwollhandtiicher, variable Dimensionen

CHF 1800.-

Die Skulpturen von Beth Dillon (*1987), die Ende 2020 ihren Anfang nahmen, sind eng
verbunden mit den eigenen Erlebnissen der Kilinstlerin wahrend dieser Zeit, insbesondere
mit dem Prozess des Abstillens ihres ersten Kindes. Die weichen und tragbaren Elemente
erinnern an die kindliche Welt, das Stillen und die Kuscheltiere. Die naturlichen und
angenehmen Materialien stehen fiir Umhillung und Schutz. Die weichen, schweren, aber
doch geschmeidigen Formen evozieren die Gesten und taglichen Aufmerksamkeiten
wéhrend der ersten Lebensmonate eines Kindes wie das Wiegen, Tragen oder Liebkosen.
Gleichzeitig rufen sie auch die Verwundbarkeit und die Abhdngigkeit in Erinnerung, das
Begrenzt- und Behindertsein in seinen Bewegungen. Die formalen Eigenschaften der
Skulpturen suggerieren die korperlichen Verédnderungen wahrend Schwangerschaft,
Entbindung und schliesslich Stillzeit. Das Werk Cumber Coreist rund um das Konzept der
Beziehung aufgebaut, der Beziehung der Mutter zu ihrem Kind, aber auch der Mutter zu
ihrem eigenen Korper. (FA)

21 Nicolle Bussien
Act privileged!, 2021
Video, 1012«
Video von Nicolle Bussien, zusammen mit Titilayo Adebayo / Izabel Barros / Mardoché Kabengele /
Mbene Mwambene / Timo Righetti / Anelis Kaiser Truijillo. Produktion: Nicolle Bussien. Kamera:
Alain Guillebeau. Tonaufzeichnung: Carole. Postproduktion: Nicolle Bussien. Untertitel: Rachele
Piffaretti. Catering: Medina. Dank an Yoftahe Efrem / Mohamed Hassan / Mayo Irion / Vanja lvana
Jeli¢ | Mardoché Kabengele / Giorgia Piffaretti / Malana Rogers-Bursen / Schlachthaus Theater Bern.

Unterstitzt von: Burgergemeinde Bern / Grand Palais / Kultur Stadt Bern / Monsol Foundation /
SoKultur / Steigi (Drehort) / Swisslos - Kultur Kanton Bern.

Auflage: 4 + 2 AP
CHF 4500.-

Das Video Act privileged!schildert den Félschungsprozess von Eintrittsstempeln, um gratis
Zutritt zu einem exklusiven Club zu bekommen. Es zeigt die Etappen und Hindernisse, die
einen Teil der Bevolkerung daran hindern, am Nachtleben teilzunehmen, sowie die
zahlreichen Tricks, mit denen sich diese umgehen lassen. Es verdeutlicht im weiteren Sinne
die Praktiken der Exklusion im kulturellen und gesellschaftlichen Leben als Ganzes. Nicolle
Bussien (*1991) konzentriert sich hier auf die zentralen Themen ihrer Arbeit, ndmlich die
Mehrheitsgesellschaft und ihre Privilegien sowie Ungerechtigkeit und Diskriminierung, und
knupft damit an ihr bisheriges Engagement gegen Rassismus an. (FA)



22 Stéphanie Baechler
CARE II, 2020
Merinowolle, Baumwolle, Alpaka, Leinen, Lurex, Mohair, Kautschuk
137 x 175 cm
Auflage: 3+ 1 AP
CHF 8200.--

Stéphanie Baechler (*1983) macht das sinnliche Erlebnis zum Grundpfeiler ihrer Arbeit in
Keramik und Textil. Der Begriff Care- Sorge - ist zentral fiir das Begreifen ihres
kiinstlerischen Schaffens. Denn er wertet die ihren Kreationen innewohnende Fragilitat
auf, so zum Beispiel in CARE //. Dieses Werk aus Jacquardgewebe steht in einer Linie mit
ihren friiheren Arbeiten: Den Ausgangspunkt hierfiir bilden die Motive auf ihrer Keramik
Save Our Souls. Dabei handelt es sich um eine Verbindung zwischen den verschiedenen
Gegenstucken ihrer Arbeit, die die Kiinstlerin selbst als Haraware (Keramik)
beziehungsweise Software (Textil) bezeichnet. (FA)

23 Reto Steiner
RELIEFE (CHLOR), (ASPORANIN), (CORTENID), 2020
Kalkstein Rojo Bilbao, je 54 x 40 x 18 cm

Je CHF 6000.-
Serie: 15°000.-

Reto Steiner (*1978) verwendet in seiner kiinstlerischen Arbeit ein Vokabular aus der
Star TrekSerie. Seine Reliefs tragen Namen, die von den in dem fiktiven Universum
verwendeten Materialien stammen und die er auf einer Liste mit 223 Begriffen
zusammengestellt hat. Diese dienen als Inspirationsquelle fur die Werktitel.
Beispielsweise findet man Chlor auch in unserem Universum, wahrend Asporanin ist
eine biologische Komponente eines Heilmittels ist oder Cortenid ein synthetisches
Material. Gelangte der Kunstler im Laufe seiner Karriere zu Stein, so erlauben ihm diese
Skulpturen mit der Thematisierung unterschiedlicher Materialien, ganz neue, vom
Ubernatirlichen gepragte Formen entstehen zu lassen. Seinen Objekten aus Kalkstein
Rojo Bilbao haftet etwas Seltsames an, denn ihre organischen Formen lassen sie wie
Fossilien aus der Zukunft erscheinen: Der Verweis auf den Science-Fiction-Bereich im
Titel verleitet dazu, in ihnen fantastische oder geheimnisvolle und doch eigenartig
vertraute Artefakte zu erkennen. (FA)



24 Thomas Moor
Eye, 2020
Acryl und Gesso auf Leinen, 140 x 170 x 2 cm

CHF 7000.-

Die Detailansicht eines offenkundig von einem Saurier stammenden Auges erganzt dieses
irdische und kosmische Panorama und kniipft an die in Thomas Moors (*1988) Arbeiten
haufig wiederkehrenden Silhouetten von Dinosauriern an. Indem der Kiinstler durch
sein Malen die vielfaltigen Bedeutungen und natiirlichen Formen von Landschaft
miteinander in Einklang bringt, regt er jede und jeden zum Nachdenken an, um das
Rationale und die Interpretation miteinander auszusdhnen. Der Duktus mit seinem
kalkulierten Realismus in den Darstellungen scheint einer ausgestorbenen Spezies neues
Leben einzuhauchen, die jedoch nach Jahrtausenden der Abwesenheit nicht als Modell
herhalten kann. (JC)

Orbit, 2021
Acryl und Gesso auf Leinen, 60 x 80 x 2 cm

CHF 3900.-

Das Werk Orbitwendet sich dem Raum, dem unendlichen Universum zu. Dieser von
zahllosen Sternen erleuchtete Planet, Ergebnis einer realistischen Inspiration, erinnert
an eine Fotografie. Die Lichtspiele fixieren auf der Leinwand genau den Augenblick, in
dem sich ihre zentrale Quelle mit dem Blick des Malers in einer Linie trifft. Mit diesem
stellaren Raum, einem Spiegel der irdischen Vorstellungen, wird die Erkundung des
Themas Landschaft und ihrer, im Laufe des Werkes von Thomas Moor erforschten
(Wieder-)Aneignung fortgesetzt. (JC)

25 Philip Ortelli
Norm Chairs (Juicy Butt), 2021
Elemente von lkea-M6beln, variable Dimensionen

CHF 3500.-

Norm Chairs (Juicy Butt)zahlt zu den jungeren Arbeiten von Philip Ortelli (*1991), in
denen er sich mit queeren Lebensweisen und der komplexen Geschichte ihrer
Darstellung befasst. Der Kiinstler hat Teile verschiedener Mobel aus dem Massenvertrieb
kombiniert und zusammengeftigt, ohne dabei die Montageanleitungen zu beachten. Das
Ergebnis ist ein Stuhl mit ungewohnlichen Proportionen, der aber dennoch funktional
ist. Das Werk versteht sich als eine Hommage an LGBTQIA+ Personen. Die seriell
produzierten Mobel stehen hier symbolhaft fiir unsere normierte Vorstellung von der
Welt: Keiner Anleitung zu folgen, sondern ihre Zusammenstellung intuitiv zu begreifen
erweist sich als Appel, die Konventionen zu tiberschreiten. Es geht darum, die
Umgestaltung des Systems nicht als Nachteil zu begreifen, sondern vielmehr als eine
Offnung hin zu anderen mdglichen Systemen. (FA)



26 Kihne/Klein
Modell fur einen Felsbrocken, 2021
Sperrholz, Drahtgitter, Gips, laminiert mit Ausschnitten aus Zeitschriften,
295x295x3lcm

CHF 3500.-

Dieses Modell fiir einen Felsbrockenvon Kihne/Klein erlaubt es dem Duo, seine
Collagearbeit weiter voranzutreiben. Hendrikje Kiihne (*1962) und Beat Klein (*1956)
spielen mit den Dimensionen, wenn sie Bilder zusammenbringen, die sie in
unterschiedlichen Quellen wie Zeitschriften oder Wanderkarten gefunden haben. Diese
verbinden sich miteinander und bilden schliesslich ein dreidimensionales Objekt, im
Unterschied zu einer Collage auf Papier, die auf zwei Dimensionen beschrankt ware. So
bekommt die Tiefe, die man in der Flache nur erahnen kénnte, Raum, schwillt an und
wird zu einem soliden Felsbrocken, dessen sehr fragile Zusammensetzung auf den ersten
Blick nicht zu erkennen ist. (JC)

Parkett 1 Korridor

27 Cécile Baumgartner Vizkelety
des pieds qui sentent, 2021
Videoinstallation, variable Dimensionen

Dank an Angela Staffelbach fir ihre wertvolle Unterstlitzung

Video: je CHF 100.-
Serie CHF 500.-
Video mit Bildschirm: je CHF 1200.-

In des pieds qui sententwird in sieben kurzen Videos die Erforschung einer Wohnung mit
den Fussen nachvollzogen. Der Titel dieses Werkes von Cécile Baumgartner Vitzkelety
(*1997), der mit der Mehrdeutigkeit des Verbs sentir(spiren, riechen) spielt, erweist sich
zugleich als humorvoll und scharfsinnig. Die Fusse entdecken und z&hmen den Raum und
die Gegenstande in konzentrierten Gesten. Gleichsam personifiziert fiihren sie langsame,
meditative Bewegungen aus, die bisweilen einen Hang zum Fetischismus aufweisen. Dort,
wo sonst die Ndgel sind, wachsen lackierte Krallen. Als Symbol einer tibersteigerten,
glamourdsen, aber aggressiven Weiblichkeit, tragen sie neben den sichtbaren Haaren auf
den Beinen mit dazu bei, den Fiissen etwas Animalisches zu verleihen. Es handelt sich um
ein fortlaufendes Spiel zwischen auswegloser Absurditdt und Betonung von etwas
Natirlichem, das der Mensch zu unterdrtcken versucht. (FA)
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28 Leolie Greet PRIX KUNSTVEREIN

| think | feel exactly the same as you, 2021
Stahl, Stoff, Faden, Flechten, Haken und Osen, Smartphone, variable
Dimensionen

Preis auf Anfrage

Leolie Greets Werke konstituieren sich im ambivalenten Verhaltnis des Individuums zur
Natur, zu anderen Individuen und allgemein zu seiner Umwelt. Mit ihren Installationen
kreiert sie blihnenhafte Situationen, in denen sie unterschiedlichste Texturen vereint und
Materialien wie Stoff, Gips, Gummi, oder Metall mit gefundenen natirlichen Objekten oder
Alltagsgegenstanden zu einem eigenen magischen Universum verschmelzen lasst. Es sind
diffuse Welten, in welchen die Grenze zwischen Utopie und Dystopie zu verschwimmen
scheint: Darin treten Figuren auf, die als Mischwesen multiple Perspektiven verkdrpern, und
mit denen Greet die komplexen Interaktionen zu Mitmenschen, anderen Lebensformen,
Objekten, aber auch zu Machtstrukturen, Systemen oder Normen auslotet. Manchmal
tauchen sie nur fragmentarisch, als Bruchstticke einer korperlichen Prasenz oder ephemere
Erscheinung auf und erzahlen potenzielle Geschichten, die sich jedoch einer eindeutigen
Interpretation entziehen. Es klingen Fragen nach der aktuellen Mdglichkeit von Subjektivi-
tat an, nach dem Subjekt in seiner Einzigartigkeit und im fragilen und bisweilen prekéren
Beziehungsgeflge. Ihre Figuren scheinen auf einer Sinnessuche in einer Welt zu sein, in der
sich das Individuum schwer zu orientieren vermag; in einer Welt, die mitbeeinflusst ist
durch die schwer fassbaren Effekte der sozialen Medien auf unsere Wahrnehmung von
Wirklichkeit, auf die physische Beschaffenheit dieser Wirklichkeit selbst und nicht zuletzt
auf unsere Selbstwahrnehmung. Diesem Gefiihl von Verlorenheit begegnet sie mit dem
Bewusstsein tiber das Grundbedurfnis des Menschen nach Verbundenheit; danach, mit der
umgebenden Welt in Beziehung zu treten und innerhalb dieser vielschichtigen Realitét ein
Selbstverstandnis flr die eigene Existenz zu formen.

Leolie Greets neuste Installationen wirken wie entriickte Reprasentationen der Natur, in
denen Elemente menschlicher Herkunft von pflanzenartigen Strukturen Giberwuchert
werden und sich zu einem Kosmos verbinden. Die Kunstlerin befragt unsere Beziehung zur
Natur, wie wir mit ihr in Aktion treten und welchen Einfluss sie auf uns hat. Die Schnittstelle
zwischen dem Selbst, den Anderen und der Umwelt bringt sie mit Handen und Fiissen in
Verbindung - Elemente, die in ihren Arbeiten immer wiederkehren. Beide sind Korperex-
tremitaten und Formen der Kommunikation. Hande sind aber nicht nur Sprachmedium,
sondern durch ihren haptischen und kognitiven Sinn ein wahrnehmendes und sich selbst
gestaltendes Organ. Fiisse, oder in Greets Werk oftmals Schuhe, sind Medien und kulturelle
Objekte, die zugleich als Tréger des Kérpers den Standpunkt des Menschen in der Welt ver-
ortet. Diese Korperteile werden bisweilen auch zu Figuren oder Protagonist*innen in frag-
mentarischen Erzahlungen. Die Idee, dass diese Personifikationen unbestimmt, hybrid und
multiperspektivisch bleiben, dient der Kiinstlerin als Zeichen und zugleich Werkzeug einer
unendlichen Ann&herung des Individuums an die es umgebende Welt. (Stefanie Gschwend)

Mit dem Prix Kunstverein erhdlt Leolie Greet (*1995) ein Unterstitzungsbeitrag tiber CHF
5000. Daneben erhalt sie die Mdglichkeit zu einer Ausstellung im Lokal-int in Biel 2022.
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29 Lea Frohlicher
Yerevan for the Time Being, 2021
HD Video, Ton, 64’
Mit: Susan Ayanyan, Robert Melgonyan, Mariam Melgonyan, Tigran Hekekyan, Arpi Sargsyan, Ani
Gabrielyan, Gharib Tonapetyan, Arsen Migaelyan, Khachik Migaelyan, Robert Migaelyan, Tigran
Migaelyan, Vanik Migaelyan, Levon Vardanyan, Arkadzi Poghosyan. Buch, Regie, Kamera: Lea
Frohlicher. Produktion: point de vue DOC. Set-Ton: Salome Wiillner. Ubersetzerinnen vor Ort:
Maria Mkrtchyan, Karin Grigoryan. Schnitt: Fabrizio Fracassi. Musik, Sound design: Pascal Schérli.
Sound design, Ton-Mischung: Patrick Becker. Farbkorrektur; Piet Esch. Untertitel: ZAXAPH,
Manuela Vonwiller. Grafik: HerendiArtemisio mit Simon Meier. Unterstiitzt von: Lotteriefonds
Kanton Solothurn, Fachausschuss Film und Medienkunst der Kantone Basel-Stadt und Basel-
Landschaft, Déster-Schild-Stiftung, Annemarie-Schindler-Stiftung, AGBU Armenian General
Benevolent Union, Stadt Solothurn.

Preis auf Anfrage

Lea Frohlicher (*1986) Iadt mit diesem Dokumentarfilm dazu ein, den Alltag dreier Bewoh-
ner eines Stadtteils in der armenischen Hauptstadt Jerewan kennenzulernen. Auf diese
Weise betont sie den Kontrast zwischen dem Entwicklungsprojekt fur das Viertel und dem
Leben dieser Bewohner, deren Lebensbedingungen immer prekarer werden. Die Gentri-
fizierungsrisiken zeigen sich innerhalb von Minuten, wenn man ndmlich merkt, wie schwer
es fiir die Anwohner des Viertels ist, weiterhin hier zu leben. Die Stellungnahmen von am
Entwicklungsprojekt beteiligten Personen wie dem Architekten, den Arbeitern oder den
Bauleitern stehen im Gegensatz zu dieser Situation. Die unterschiedlichen zeitlichen
Dimensionen des menschlichen Lebens, einer Stadt, eines Viertels oder einer Behausung
uberschneiden und vermischen sich und lassen schliesslich ein melancholisches und
vielschichtiges Bild von dieser so aktuellen Gentrifizierungsproblematik entstehen. (JC)
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30 Juliette Berger
Ohne Titel, 2020-2021
Ol auf Leinwand, 60 x 50 cm: 40 x 30 cm: 30 x 25 cm: 30 x 25 cm: 30 x 25 cm

CHF 1400.-

Juliette Berger (*1998) entfaltet ihre Bildsprache rund um den Begriff des Unscharfen,
der Wiederholung und versucht dabei im Ornamentalen und in den Motiven gleichsam
der Auflésung der Form nahezukommen. In einem Prozess, der mit digitalen Fotografien
von natirlichen Elementen beginnt, wahlt sie Bildausschnitte aus und analysiert sie. Die
Verlagerung auf die Leinwand vollzieht sich nach und nach mit den Entdeckungen und
Geflihlen der Kinstlerin, die ihre Empfindung mithilfe weich gezeichneter, dynamischer
Abbildungen ubertrégt. Sie halt sich nach eigener Aussage in dieser Verschwommenheit
so nah wie moglich an die Realitdt und bietet damit den Betrachter*innen die Gelegen-
heit, ihren Blick zu scharfen und tGber das hinauszugehen, was als lesbar gilt. Jede und
jeder kann sich also dank der Offnung, die sich mit der Wiederholung bietet, von einer
reduzierenden Detailansicht [6sen und sich dartiber hinaus einer neuen, umfassenderen
Perspektive, einem Gesamtbild n&hern. (JC)

31 Lis Kocher
Graginda (Serie), 2021

Standby I, 2021
Ol auf Leinwand, je 24 x 30 cm

Je CHF 800.-
Standby 11, 2021
Ol auf Leinwand, je 46 x 55 cm
Je CHF 1800.-
Standby 111, 2021
Ol auf Leinwand, je 53 x 77 cm
Je CHF 2300.-

Serie: CHF 4900 -

Durch ihr Spiel mit Formaten und Motiven treten diese Werke miteinander in Dialog
und antworten einander. Sie bilden eine Palette von Tonen, die von einem Ende der
Farbskala bis zum anderen reichen. Primérfarben tanzen und verbinden sich vor neutra-
lem Hintergrund in sanften Tonen. Bei aller Betonung der Vertikalen, die an Gefangen-
schaft erinnern konnte, hebt die weiche Linienfiihrung das Gitter moglicher Interpre-
tationen auf. Die klaren Farben Gber warmer Grundierung kehren in den Werken von Lis
Kocher (*1942) haufig wieder. Die Kiinstlerin reichert ihre Arbeiten mit Empfindungen,



Emotionen und Eindriicken an und fugt damit der Abstraktion ihre personliche Sicht-
weise hinzu. Da sich die Gemalde an den jeweiligen Raum anpassen, in dem sie ausgestellt
sind, bekommen sie immer wieder einen neuen Rhythmus. Die Vertikale schwacht sich je
nach Umgebung ab und entwickelt damit in jedem Raum ein anderes Motiv. (JC)

32 Sygrid von Gunten
DIE FARBEN DER NATUR, 2021
Acryl auf Leinwand, 120 x 100 cm

CHF 4600.-

Die Abstraktion nimmt in den Arbeiten von Sygrid von Gunten (*1948) einen zentralen
Platz ein. In einem Prozess der Zerstorung von vertrauten Motiven und Objekten stiirzt
sie sich entschlossen in die Erforschung neuer Perspektiven. Ein Teil dieses Prozesses ist
sehr intuitiv: hier I&sst sich die Kinstlerin von dem leiten, was die Natur ihr suggeriert.
Das Werk DIE FARBEN DER NATUR asst einen Garten oder vielleicht einen
leuchtenden Strauss Schnittblumen erahnen. Wéhrend die Blltenblatter erzittern,
verteilt sich die pflanzliche Energie in kréaftigen Farben, die sich hier und da mit der
dunkelgriinen Grundierung des Unterholzes verbinden. (JC)

33 Nicolas Grand
O.T., 2021
Gouache, Aquarell und Kohle auf Baumwolle, 200 x 170 cm
CHF 7000.-
Hallucigenia, 2021
Ol auf Baumwolle, 200 x 145 cm
CHF 6500.-

Nicolas Grand (*1983) produzierte in jungster Zeit Serien mit grossformatigen Bildern, die
Personen, Landschaften und Tiere erkennen lassen, die sich in farbige Hinter- und
Vordergriinde einfugen. O. 7. (2021) prasentiert sich in einer dunkleren Farbpalette mit
durchscheinenden Farben. Inmitten von scheinbar wilder und fantastischer Vegetation
sitzen mehrere Personen unter dem Blick einer Spinne, zu ihren Fiissen, ein transparenter
Hund. Die melancholische oder sogar unbehagliche Atmosphére, die von diesen Farben und
der Situation ausgeht, kontrastiert mit Ha/lucigenia, dessen Motive durch eine blauliche, mit
gelben Details durchzogene Wolke unkenntlich gemacht sind. Man erahnt eine stehende
menschliche Silhouette vor einem Tisch, auf dem ein Computer steht. An ihrem Finger
hé&ngt ein Schlisselanhanger in Form eines Delfins. Diese Alltagsszene ist mit all dem
Merkwirdigen aufgeladen, das in der schieren Existenz liegen kann. Die Unscharfe in
Grands Bildern verhindert nicht etwa den Eindruck von Wirklichkeit, sondern fugt ihm
noch die Empfindungen und Vorstellungen des Kiinstlers hinzu, der sich, auf der Suche
nach sich selbst, im Akt des Malens als authentisch und individuell erweist. (JC)
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34 Angela Cerullo & Giorgio Bloch
Carne del possibile_ Ep.2_Cannibalism of Gold, 2019
Mischtechnik, variable Dimensionen

CHF 15°000.-

Carne del possibileist eine Arbeit des Duos Angela Cerullo (*1981) & Giorgio Bloch (*1982),
die sich in Episoden entwickelt. Die zweite Episode, Cannibalism of Gold, handelt von der
Stadt Arcosanti, einem von dem italienischen Architekten Paolo Soleri erdachten Projekt.
Ab den 1970er Jahren errichtete dieser in der Wiiste nordlich von Phoenix (Arizona) eine
Stadt, die 6kologisch und autark sein sollte. Mit dieser Installation reflektieren Angela
Cerullo & Giorgio Bloch tiber die Ambivalenz eines solchen Ortes. War er anfanglich von
einer utopischen Vorstellung getragen, so lasst er sich heute wegen des zu starken
Einflusses seines Schopfers auch nach dessen Tod nicht mehr weiterentwickeln und ist
seither in unvollendetem Zustand erstarrt. Dieser schizophrene Raum zeugt von dem
Versuch, eine Alternative zur Konsumgesellschaft zu schaffen, und der negativen Bilanz, die
sich daraus ergibt. (FA)

Parkett 1 Saal 5

35 Michele Dillier
Herbier, 2021
Hellraumprojektoren, Geldscheine, Papier, variable Dimensionen

Preis auf Anfrage

Wenn man sich in den abgedunkelten Raum der Installation von Michéle Dillier (*1956)
begibt, erschliessen sich einem deren zahlreiche Bedeutungen nicht sofort. Zwar wird der
Blick zuallererst auf die pflanzlichen Formen gelenkt, die die Wé&nde erhellen, doch sie sind
nicht das einzige Element der Installation. Der Rahmen, der das Licht filtert, aus dem sie
bestehen, stellt den Schliissel zu deren Verstandnis dar: Die Grundlage fiir dieses Werk
bilden perforierte Geldscheine aus der ganzen Welt, die das Licht des Hellraumprojektors
durchscheinen lassen. Diese Diskrepanz zwischen Natur und Marktwert regt zu einer
Reflexion Uber die Verbindung von Wachstumszyklen innerhalb der nattirlichen Umgebung
und dem unbesténdigen, fluktuierenden Geldwert an. Was wegen seiner kurzen Lebens-
dauer fliichtig erscheinen mag, bleibt jedoch ein Teil des fortwahrenden Neubeginns des
Lebens im Laufe der Jahreszeiten, wohingegen Tauschwerte ganzlich ihre Daseinsberechti-
gung verlieren konnen, falls sich die wirtschaftlichen Umstande andern. (JC)



Treppenhaus

36 Romana Del Negro
Untitled (Zeichnung 1), 2020
Farbpigmente auf Papier, 130 x 187 cm

CHF 12°000.-

Die von Romana Del Negro (*1968) aufgetragenen Pigmente alternieren zwischen Flachen
in kréaftigen, satten Farben und der Leichtigkeit und Transparenz anderer Formen. Diese
aus der Materie selbst hervorgehenden Lichtspiele scheinen das Werk von innen auszu-
Jeuchten und fordern den Blick auf, von einer Linie zur n&chsten zu schweifen. Auch wenn
die von diesen geometrischen Elementen ausgehende Dynamik scheinbar dem Zufall
geschuldet sein mag, so lasst sich die Struktur, die Del Negro aufbaut, doch an der wechseln-
den Sattigung der Pigmente ablesen, die bisweilen sogar ganz fehlen. Ein chaotisches und
doch geordnetes Universum: Handelt es sich um eine Innenschau oder um die Darstellung
einer dusseren Umgebung? Einen Moment lang nimmt einen die Bewegung mit und bieten
die Farben eine Interpretationstiefe, die unerwartete R4ume vermuten l&sst. (JC)

37 Rita Ernst
Dinamico 8 & Dinamico 10, 2020
Acryl auf Leinwand, je 160 x 120 cm

Je CHF 18°000.-

Rita Ernsts (*1956) Rhythmusgefuhl verleiht diesem Diptychon seine ganze Tiefe.
Geometrische Formen scheinen auf der Leinwand zu tanzen, in einem Wechsel aus
schillernden Farben und weissen Flachen, welche die Struktur wieder 6ffnen. Die
Kunstlerin lasst sich von der realen Welt inspirieren und setzt ihre Wahrnehmungen
mithilfe von Quadraten, Punkten, Rauten, Linien und Dreiecken um. Die Dynamik, nach der
die Werke benannt sind, zeigt sich in Asymmetrie, Verzerrung und schnellen Ubergangen.
Auch die Verwendung von Diagonalen verleiht den Malereien Energie, indem sie eine
lineare Konstruktion durchbricht, um ihre eigene Ausrichtung neu zu erschaffen. Rita Ernst
|&sst sich daneben von der Architektur inspirieren und arbeitet in ihren jingsten Werken
haufig mit grossen Formaten, was zu beeindruckenden Farb- und Reliefeffekten fiihrt. (JC)



Parkett 2 Korridor

38 Grégory Sugnaux
Fuck RoboCop, 2021
Gouache und Acryl auf Leinwand, 50 x 50 cm

CHF 1900.-

Artificial Flowers, 2021
Gouache und Acryl auf Leinwand, 50 x 40 cm

CHF 1900.-

Als Antwort auf das Uberangebot und die kontinuierliche Flut an Bildern in der heutigen
Zeit, gibt Gregory Sugnaux (*1989) diesen schnell an unseren Augen vorbeiziehenden
Darstellungstragern, ihre Materialitat zurlick. Mit seiner Malerei auf Leinwand, die einen
langsamen Entstehungs- und Bildwerdungsprozess durchlguft, entschleunigt er auch die
Wahrnehmung eines Abbilds und gibt ihm wieder einen Platz jenseits der
Schnelllebigkeit und Anonymitét von Bildern im Alltag. Die Themen in Sugnaux’
Malereien sind nicht klar bestimmbar, doch wirken vertraut, als kniipften sie an
allgemeingiiltige, konsumférdernde Darstellungen mit 6ffentlicher Sichtbarkeit an.
Einerseits bildet das Medium, andererseits aber auch die Setzung eines Bildes in einen
Ausstellungskontext einen Kontrast zur Omniprasenz von Bildern. (JC)

Wagyu, 2021
Gouache und Acryl auf Leinwand, 140 x 160 cm

CHF 5500.-

Im Rahmen seiner Recherchen zu den Lebenszyklen von Bildern und ihrer Materialitat
stellt Grégory Sugnaux hier detailliert, Schicht flir Schicht die organische Textur des
teuersten Rindfleischs der Welt dar. Das Kilo Wagyu-Rind, das an seiner marmorierten
Oberflache mit feinen Fettzellen zu erkennen ist, belauft sich in der Tat auf CHF 350 bis
CHF 500. Erstaunlich an diesem Werk ist allerdings die exzessive Sinnlichkeit, verstarkt
durch die Farbspiele, die dem Dargestellten all seine Elastizitét verleihen. Der Kiinstler
verdichtet Farbe zu einem Bild, gibt ihm seine urspringliche Materialitat zurtick und
verwandelt und aktualisiert damit im Malprozess fortlaufend die gefundenen und Bilder
und Bildkombinationen. (JC)



Parkett 2 Vitrine

39 Clemens Wild
Covid-Care-Serie, 2020-2021
Mischtechnik auf Papier, je 26 x 40 cm

Je CHF 400.-

In dieser 2020 begonnen Serie greift Clemens Wild (*1964) ein aktuelles Thema auf: Auf
einer Vielzahl von Papiertiten zeigt er Alltagsszenen von Pflegekréften wahrend der
Covid-19-Pandemie. Darstellungen der Arbeiterklasse kommen in seinem Werk héufig
vor. Der Kiinstler dokumentiert seine Umgebung, indem er in seinen Arbeiten, nicht
ohne eine gewisse Ironie, Alltagsgeschichten erzéhlt. Jedes Element der Serie hélt einen
Augenblick, einen Gedanken, den inneren Monolog oder die gesprochenen Worte der
Personen fest. Diese lebendigen und dynamischen Ausschnitte aus dem Leben lassen sich
auch als Anerkennung fiir die Arbeit lesen, die Arbeiter*innen und Pflegekréafte wahrend
der schwierigen Zeit des Lockdowns und der ihren Alltag pragenden Massnahmen
geleistet haben. (JC)

Parkett 2 Nebenraum

40 Giorgia Piffaretti
Nel momento in cui faccio questo punto, 2021
Video, Ton, 16

Auflage: 6
CHF 4500.-

Dieses Video, das wie ein Projekt zur miindlichen Uberlieferung beginnt, nimmt rasch
einen kdmpferischen Verlauf. Giorgia Piffaretti (*1989) mischt und konfrontiert ver-
schiedene historische Ebenen miteinander und untersucht dabei die Welt von 1969 aus
globaler, nationaler, lokaler und familidrer Sicht. Alles beginnt oder endet mit dem Mond.
Und zwar genauer mit der Landung einer Mannschaft im Sommer 1969 auf diesem
Satelliten. In diesem intimen Portrat Uber den Blick ihres Vaters und ihrer Mutter auf ein
Ereignis von globaler Bedeutung schildert Piffaretti auch das kontrastreiche Spiel zwi-
schen Geschichte und Erinnerung. Es erscheint kein einziges Gesicht vor der Kamera
und doch sind die Eltern der Kunstlerin erstaunlich nah, denn ihre Hande sprechen fiir
sie. Die erste Mondlandung als Symbol des menschlichen Fortschritts wird hier mit dem
Schweizer Blick auf das Frauenwahlrecht verglichen. Und in der Tat kamen die Tessiner
Frauen und die der tbrigen Schweiz in dem Moment, in dem Neil Armstrong seine
bertihmte Erklarung abgab, den politischen Rechten Schritt fir Schritt ndher. Archiv-
bilder und aktuelle Aufnahmen erinnern an die Langlebigkeit gewisser Geschlechter-
stereotype und ihre Diskrepanz gegentiber der modernen Gesellschaft. Ausziige von den
feministischen Demonstrationen aus dem Jahr 2019 unterstreichen die Aktualitat der
Kampfe gegen die noch immer bestehenden politischen Ungleichheiten. (JC)



Parkett 2 Saal 1

41 Beth Dillon
De Lions, 2021
Verpackungsschaum, Umzugskartons, gefundene und recycelte
Stoffe, Ton, Smartphones, Videos, internationale Netzteile, Spannset,
Pappe, Sand, variable Dimensionen

CHF 5000.-

Die performative, installative und filmische Praxis von Beth Dillon sind eng miteinander
verwoben. Allein und im kunstlerischen Kollektiv hat sie in den letzten Jahren Themen wie
Leistungsdruck, Arbeit, Mobilitat, Tourismus oder Mutterschaft aufgegriffen, innerhalb derer
sie soziale Normen und Bilder mit individuellen Narrativen verbindet. Dass ihre performativen
Umsetzungen dabei gerne einen Hang ins Burleske entwickeln, zeugt nicht nur von Humor,
sondern auch von kritischer Distanz. Beth Dillon meidet das bedeutungsschwere Pathos, was
den Zugang und die Auseinandersetzung mit ihrer Arbeit erhellt und erleichtert.

Inihrer jingsten Arbeit De Lionssetzt sich Beth Dillon mit dem eigenen Familiennamen
und seiner angeblichen Herleitung auseinander. Dass Familienmythen das Selbstbild pragen
und eine Biographie beeinflussen, ist bekannt. Wer Beth Dillon beim Versuch folgt, die
Springe im familiaren Porzellan zu kitten, wird daran erinnert, dass die Auseinander-
setzung mit dem Selbstbild eine Sisyphusarbeit bleibt, in der uns nur kritische Distanz,
Humor und Durchhaltewillen retten kénnen. (Andreas Miinch)

Mit dem Prix Anderfuhren 2021 erhélt Beth Dillon (*1987) ein Stipendium von CHF 7500 als
Unterstitzung bei der Entwicklung ihrer Arbeit.

Parkett 2 Saal 2

42 Jonas Huldi & Colin Barth / Jack Young
butted and bounded in the dream of an old Woodlouse, 2021
Acrystal, Schweissstahl, Latex und Glas, variable Dimensionen

CHF 2000.-

Es erklingt eine Stimme, ohne dass in der Installation eine Person zu sehen ist. Der
Grenzstein konnte die Quelle sein, oder die Lampe. Die (iberraschenden Klange rufen,
erzahlen, seufzen. Erst aus nachster Nahe gibt sich der Besitzer dieser Stimme schliess-
lich zu erkennen: eine Assel, die in einer Vertiefung, einem Riss im Stein nistet. Als Be-
wohnerin dieses Steins deutet sie seltsame Dinge an, die ihr widerfahren sind, alltdgliche
Abenteuer von einem winzigen Punkt aus gesehen, verglichen mit unserer menschlichen
Perspektive. Diese Einbindung in eine andere Perspektive regt die Empathie an, so dass
der fantastische, beinahe groteske Effekt der Personifizierung durch dieses wirbellose
Tier eine Form von Realismus annehmen kann. (JC)



Parkett 2 Saal 3

43 kollektiv solei: Salomé Bossard / Ida Huschke
shiftings, 2021
Textilien, Kunststoff, Leder, Seile, Bander, Perlen, Reissverschiisse, 3-Kanal
Audio-Installation, 16‘47“ loop, HD-Videosloops, ohne Ton, variable
Dimensionen

CHF 8500.-

Das Duo kollektiv solei besteht aus Salome Bosshard (*1997) und Ida Huschke (*1993).
Die Serie shiftingsbefasst sich mit der Hybridisierung von Lebewesen mitihrer
natdrlichen Umgebung. Man kann sich diesen Prozess vorstellen wie eine Flssigkeit
zwischen Wesenheiten und Orten, die sich in einer einzigartigen Mischung verbinden,
um sich anschliessend wieder zu trennen. Im Laufe dieser Experimente, sammelt das -
menschliche oder nicht menschliche - Wesen Empfindungen, Reste jener Momente der
Verschmelzung mit seiner Umgebung. Auf diese Weise fiigen sich die Erinnerungen an
diese Assimilation mit der Umgebung wie die Jahresringe eines Baumes in das ein, was
die eigentliche Struktur der Existenz ausmacht. Mit dieser Multimedia-Arbeit verfolgen
die beiden Kinstlerinnen das Ziel, nach und nach die Schichten des Lebewesens
freizulegen, um so den Reiz dieser Osmose zwischen dem Einzelnen und dem Ganzen
wahrzunehmen. (JC)

Parkett 2 Saal 4

44 Laura Mietrup
Nichts passiert, 2021
Gips, Kreidegrund, Holz, Wandfarbe, 70 cm x 44 cm x 5 cm

CHF 800.-

Laura Mietrup (*¥1987) prasentiert eine réatselhafte Arbeit, die Grenzen zwischen Design,
Kunst und Kunsthandwerk vermischt. Von der Leuchtkraft und Energie geht beinahe
etwas Spielerisches aus, insbesondere durch die Wahl der reinen Farben. Und doch ent-
steht zwischen den verschiedenen Elementen eine Art Spannung: Sie bediirfen scheinbar
der Beteiligung der Betrachter*innen, um voll zur Geltung zu kommen, wie insbesondere
der Titel Nichts passiertattestiert. Die Klnstlerin hinterfragt die Funktionalitat und
Lesbarkeit von Werken: Sie schafft ihre eigene Bildsprache, die eine interpretierende
Vorgehensweise verlangt. Die Objekte schweben gewissermassen in einem Erwartungs-
zustand und harren darauf, dass ihre Bedeutung erforscht und ihre Funktion aktiviert
wird. (FA)



45 Beat Feller
Duo, Zwischen der Idee und dem Behaltnis, 2016-2017
Collage, 50 x 70

CHF 2000.-
Duo, Die Bandbreite, 2019
Collage, 50 x 70 cm
CHF 2000.-
Siehe Text Nr. 15.
46 Jean-Marie Egger
t monk, 2021
Zeichnung auf Colora-Karton, 19 x 41 x 1,5 cm
CHF 800.-
m davis, 2021
Zeichnung auf Colora-Karton, 19 x 32,5 x 1,5 cm
CHF 800.-

Der autodidaktische Kiinstler Jean-Marie Egger (*¥1953) erforscht einfarbige, geometrische
Kompositionen in leuchtenden Farben. In seinen jiingeren Werken wie beispielsweise ¢
monkoder m davisbefreit er sich von den eher klassischen, quadratischen und
rechtwinkligen Formaten. Bei der Wahl der Titel greift der Kiinstler hdufig auf Namen
berihmter Musiker, vor allem des Jazz, zurlick. Mit ihren dynamischen Formen, deren
Bewegung durch die nach aussen fliehenden Linien akzentuiert wird, scheinen diese Bilder
zwei Personlichkeiten aus der Geschichte des Jazz des 20. Jahrhunderts, Thelonious Monk
und Miles Davis, zu ehren, die jeweils auf inre Weise den Stil und die Spielweise ihres
Instruments revolutioniert haben. (JC)



47 Joshua Valentin
Ohne Titel, 2021
Ol auf Leinwand, 180 x 120 cm

CHF 3000.--

Ohne Titel, 2021
Ol auf Leinwand, 170 x 152 cm

CHF 3200.-

Durch die Plastizitat seiner Arbeit ruft Joshua Valentin (*1997) Verwirrung und ein Gefihl
von Irrealitat hervor. Aus den beweglichen Formen und intensiven Farben, die der Kinstler
darbietet, entsteht der Eindruck von etwas Organischem. Durch das Stilmittel der
Verschwommenheit schafft er einen destabilisierenden Raum, in dem kein Fixpunkt Anhalt
bietet. Dieser leitet in eine andere Dimension und bringen die Besucher*innen an die
Grenzen ihrer Wahrnehmungen. (JC)

48 Béatrice Gysin
«nie gesehene sdle», 2021
Karton / Papier auf Holztischen, 150 x 150 x ca. 120 cm

Preis auf Anfrage

In Reaktion auf die Kunstwerke in der ndheren Umgebung und als Antwort auf die Rdume des
Kunsthauses, entfalten sich hier Ausstellungssale. Béatrice Gysin (*1947) ladt uns ein, in der Vor-
stellung durch ihr mehrere Jahrzehnte umfassendes Werk zu schlendern: auch wenn das Medium
Karton einférmig erscheint, so skizziert es doch eine Auswahl an Zeichnungen und Objekten, die
dem Oeuvre der Kunstlerin entstammen. Die Betrachter*innen projizieren daher jeweils ihre
subjektiven Farben in ihre Séle, die allerdings nie zuvor installiert wurden, wie der Titel impliziert,
und deren Modelle ein Potenzial aufzeigen, das vielleicht zukunftig noch zu entdecken ist. (JC)

49 Daniel Kurth
Medium, 2021
Manipulierte Gluhbirne, Kabel, 20 x 6 cm
CHF 1500.-

Daniel Kurth (*1985) arbeitet vermehrt mit gefundenem Material, das er wiederverwendet
und dann in einem Prozess kontinuierlicher Aktualisierung umgestaltet. Wenn die Bilder
oder Objekte in einen neuen Kontext gebracht werden, werden sie mit neuen Bedeutungen
aufgeladen; in diesem Sinne erinnert die Arbeit von Daniel Kurth an die kiinstlerische
Aneignung von Readymades. Der interdisziplindre Kunstler untersucht in seinen Werken
gesellschaftliche Symbole und Ideale. Flr Mediumsetzt er eine Glihbirne in Szene, die im
Allgemeinen auf eine brillante Idee anspielt. Dieser Alltagsgegenstand symbolisiert auch
Fortschritt und die Abh&ngigkeit des Menschen von unterschiedlichen Energieformen. Die
Glihbirne, die auf dem Boden liegt und durch ein besonders kurzes Kabel beeintréchtigt
wird, ist zweckentfremdet und jeglicher Funktionalitat beraubt. Dadurch strahlt sie
gemischte Gefiihle wie Ohnmacht und Absurditdt aus.



Parkett 2 Saal 5

50 Janosch Perler
Bitumenzeichnungen, 2021
2-Kanal Videoinstallation, 16:9, Drohnenvideo 4:3, 4K
Stereo, Kontaktlautsprecher, 523«

Auflage: 3 + 2 AP
CHF 3000.-

Janosch Perlers Kunstschaffen ist reichhaltig und abwechslungsreich, es driickt sich in
vielfaltigen Formen wie Skulpturen, Installationen, Videos, Fotografien, Soundcollagen,
Performances oder Publikationen aus, die er oft gemeinsam mit anderen
Kunstschaffenden entwickelt. Diese Vielféltigkeit seiner Praxis zeigt die ausgepragte
Experimentierfreudigkeit von Janosch Perler. Der Kinstler scheint sich nie mit dem
zufrieden zu geben, was er beherrscht. Er beschreitet lieber die unsicheren Wege des
empirischen Lernens und lasst sich gerne durch die schonen Erlebnisse iberraschen, die
ein solches Vorgehen bereithalten kann.

Er betrachtet die Dinge, die ihn umgeben mit einem sensiblen und scharfen Blick; das
banalste Ereignis kann dazu dienen eine Geste oder ein Objekt auszuarbeiten und sich
dadurch in ein Kunstobjekt verwandeln. Von seinem Balkon aus beobachten, wie der Tag
vorbeigeht, modulares Mobiliar mit Neonréhren kombinieren, von dem durch einen
Unfall mit dem Baustellenfahrzeug entstandenen Abdruck in einer Mauer einen
Fotoprint erstellen oder die Klanglandschaft einer Stadt einfangen - all dies kénnen wir
dank Janosch Perler entdecken. Mit sparsamen Mitteln und einer belebenden
Leichtigkeit, I&dt uns diese humorvolle Arbeit ein, den Reichtum von all dem, was uns im
Alltag umgibt, (neu) zu entdecken. (Martin Jakob)

In seiner neusten Videoinstallation folgen Strassenbauer*innen bei der Verarbeitung des
Bitumens einem bestimmten Ablauf von Arbeitsschritten und Bewegungen, die isoliert
betrachtet repetitiv wirken, wie ein Ritual oder Gebet, bei dem immer wieder bestimmte
Grundhaltungen eingenommen werden. Das Umwandeln von Flissigkeit in Form im
Zusammenspiel mit den kryptischen Bewegungen der Arbeiter*innen, betrachtet der
Kiinstler als formale Reduktion, wobei Handlungen zu Gesten und Bildausschnitt zur
Zeichnung werden. Diese Rhythmik steht im Kontrast zum visuellen Inhalt der zweiten
Projektion, in der Perler mit einer Drohne dem Farb- und Formverlauf der Bitumen-
zeichnungen auf den Strassen aus der Vogelperspektive folgt. (Stefanie Gschwend)

Mit dem Prix Anderfuhren 2021 erhélt Janosch Perler (*1991) ein Stipendium von
CHF 7500 als Unterstiitzung bei der Entwicklung seiner Arbeit.



Passage Salle Poma

ol

Vera Trachsel
Le jardin a soif I, 2020-2021
Schaumstoff, Zement, Erde, Pigmente, getrocknete Pflanzen, 30 x 20 x 2 cm

CHF 700.--

Le jardin a soif 11, 2020-2021
Schaumstoff, Zement, Erde, Pigmente, getrocknete Pflanzen, 48 x 37 x 3 cm

CHF 1200.-

Le jardin a soif I, 2020-2021
Schaumstoff, Zement, Erde, Pigmente, getrocknete Pflanzen, 50 x 35 x 3 cm

CHF 1200.-

Le jardin a soif V, 2020-2021
Schaumstoff, Zement, Erde, Pigmente, getrocknete Pflanzen, 35 x 30 x 3 cm

CHF 900--

Le jardin a soif 1V, 2020-2021
Schaumstoff, Zement, Erde, Pigmente, getrocknete Pflanzen, 26 x 23 x 3 cm

CHF 600.--

Le jardin a soif VI, 2020-2021
Schaumstoff, Zement, Erde, Pigmente, getrocknete Pflanzen, 50 x 42 x 4 cm

CHF 900.-

Le jardin a soif VII, 2020-2021
Schaumstoff, Zement, Erde, Pigmente, getrocknete Pflanzen, 50 x 38 x 4 cm

CHF 900.-

Vera Trachsel (*1988) kombiniert Beton und Schaumstoff und formt daraus schwer zu
klassifizierende Werke. Mit ihren Kreationen, die zugleich Skulpturen, Objekte und
Gemélde sind, erforscht sie die Moglichkeiten der Interaktion zwischen diesen Materia-
lien mit unterschiedlichen Eigenschaften. In der Serie Lejardin a soifuntersucht die
Kunstlerin die Allgegenwartigkeit von Natur und Vegetation, Themen, die bei ihr hdufig
wiederkehren. Auf Schaumstoffstiicke in Pflanzenform tragt Vera Trachsel Beton
verbunden mit Erde, Pigmenten und anderen Elementen wie getrockneten Pflanzen und
Samen auf. Daraus kreiert sie gewissermassen moderne Fossilien, in denen eine Verbin-
dung zwischen den dargestellten Formen und ihrer materiellen Zusammensetzung
entsteht. (FA)



52 Eva Maria Gisler
Stangen, 2020
Beton, Pigment, Stahl, 254 x 33 x 25 cm

CHF 5800.-

Die Werke von Eva Maria Gisler (*1983) befassen sich mit den Themen Materialitat und
Réaumlichkeit. Sie lassen Elemente mit unterschiedlichen Eigenschaften in Dialog
miteinander treten, wobei diese ihre wechselseitigen Grenzen ausloten und ihre
Widerstandkraft auszutesten scheinen. In Stangenwerden in einem riskanten Drahtseilakt
filigrane Betonstébe mit Stahltrdgern an der Wand gehalten. Die verwendeten Materialien,
die haufig aus dem Bauwesen und von Baustellen stammen, Giberschreiten ihre
herkdbmmlichen Eigenschaften und lassen sich neu interpretieren. Hier wird der Beton mit
dem Eindruck von Leichtigkeit assoziiert, die in ein Spannungsverhaltnis tritt zur Festigkeit
des Stahls. Aus dieser Gegenliberstellung entsteht ein narratives Potenzial zwischen
Steifheit und Weichheit, Stabilitat und Gebrechlichkeit. (FA)

Salle Poma

53 Laura Mietrup
Blau: Weiss, 2021
Holz, Kreidegrund, Leimfarbe, ca. 260 x 260 x 155 cm

CHF 800.--
Siehe Text Nr. 44.
54 Marius Steiger
Yellow Blue Gerbera Daisy (I feel love), 2021
Ol auf Leinwand, 240 x 180 cm
CHF 6000.-

Die Gerberas von Marius Steiger (*1999) heben sich von einem leuchtenden, einfarbigen
Hintergrund ab. Kein einziger Schatten auf dem Bild, nur ein unwirkliches Licht, dem
man sich nicht entziehen kann. Wie der Untertitel vermuten lasst, birgt diese Blume eine
romantische Symbolik gepaart mit Unschuld in sich. Im Rahmen der vier Jahreszeiten,
dem bestimmenden Thema einer friheren Ausstellung des Werkes, scheinen sich die
Frische und das Erwachen, wie sie fur den Frihling typisch sind, mit dieser Darstellung
zu verbinden und doch breitet sich ein leichtes Gefiihl des Unwohlseins aus. Das grelle
Licht, die Schlichtheit der Komposition und die wenngleich dusserst detailreichen
Blumen tragen allesamt zu diesem Eindruck von Kiinstlichkeit bei, trotz des realistischen
Sujets in einem unlaubwurdigen Raum. (JC)



55 Jeanne Jacob
Painting for a Happy End, 2020
Ol auf Transparentpapier und Glanzpapier, 6 Stiick: je 21 x 29 cm

CHF 3900.-

Jeanne Jacob (*¥1994), die in ihrer Arbeit mit Ironie und Provokation flirtet, behandelt
Themen wie Intimitat, Sexualitat, Gender und institutionelle sowie gesellschaftliche
Standards, wobei in ihren Werken die menschliche Figur eine tibergeordnete Rolle spielt.
Die Kiinstlerin nimmt eine queere und feministische Perspektive ein, die in Verbindung
steht mit ihrem personlichen Engagement. Die sechs Olgemalde fiir Painting for a Happy
End'sind aus Collagen von Zeitungsbildern und eigenen Skizzen entstanden, die sie bei
Spaziergangen im Wald angefertigt hat. In Malerei Gibertragen entstehen daraus bizarre,
leuchtende und liberbordende Kompositionen, in denen die Personen mit den Land-
schaften verschmelzen. Der Titel erinnert an die Verfahrensweise der Kiinstlerin, die so
lange malt, bis das Werk vollendet ist, eine Art Happy End des Schaffensprozesses. (FA)

56 Jerry Haenggli
Sic Transit Gloria Mundi (Printemps), 2021
Acrylfarbe, Aquarell und Tusche auf Papier, 220 x 480 cm

Sic Transit Gloria Mundi (Automne), 2021
Acrylfarbe, Aquarell und Tusche auf Papier, 220 x 380 cm

Serie CHF 14000 -

Wahrend eines flinfwochigen Arbeitsaufenthaltes im Bieler Atelier Robert im Jahr 2021
realisierte Jerry Haenggli (*1970) diese zwei grossformatigen Werke. Als Abkommling der
Malerfamilie Robert erforschte der Kiinstler bei dieser Gelegenheit umgeben von
Erinnerungen an seine Vorfahren die Beziehungen zwischen Vergangenheit und
Gegenwart, personlicher Bildsprache und kiinstlerischem Familienerbe. Auf diese Weise
werden die Mitglieder der Familie Robert in die Gegenwart versetzt, wo ihre Ankunft die
Schaffung des neuen Werkes ermdglicht. Die produzierten Werke brechen die der
personlichen und familidren Vorgeschichte des Kiinstlers entstammende Symbolik auf und
nehmen stattdessen die der Erinnerung, ihrer Vermittlung und den Emotionen, die sie
mitbringt, innewohnende Bewegung auf. Wo auch immer der Blick auf den Gemélden
verweilt, scheinen sich die dekorativen Elemente und die Figuren zu bewegen, sich
auszutauschen, zum Himmel zu schreien, von dem jedoch keine Antwort kommt. Die
miteinander verwobenen zeitlichen Bezuige zeichnen das Portrét einer Familiengeschichte
nach, deren erdriickende Anwesenheit mit jedem von Haenggli aufgetragenen Pinselstrich
oder Lichtspiel in Bewegung gerat. (JC)



57 Stéphanie Baechler
When emotions seeks I, 2021
Bronzeguss (Wachsausschmelzverfahren), 30 x 40 x 0,5 cm

CHF 2500--

Die traditionellen Techniken und ihr fortschreitendes Verschwinden sind die Themen, die
Forschungsarbeit von Stéphanie Baechler (*1983) ausmachen. In When emotions seeks 1/
verbindet sie die uralte Technik des Wachsausschmelzverfahrens mit allgegenwartigen
Motiven aus der Welt der sozialen Netzwerke, den Emojis. Diese Symbole, die Emotionen
reproduzieren sollen, dienen dazu, die Entmaterialisierung von Kommunikation und
Handel zu thematisieren. Folglich soll mit der Wiederholung von Handmotiven die
Bedeutung des Haptischen und Sinnlichen hervorgehoben werden, insbesondere im
Entstehungsprozess eines Werkes. (FA)

58 Philip Ortelli
untitled (economy), 2019
Druck mit umweltfreundlicher Tinte auf Seide, 260 x 360 cm

CHF 1200.-

Mit untitled (economy) stosst Philip Ortelli (*1991) eine konzeptionelle Uberlegung tiber
die aktuelle wirtschaftliche Arbeitsweise an. Die verschiedenen Elemente, die dargestellt
sind, erinnern an Borse und Handel, Spekulation und zur Schau gestellten Reichtum,
wobei all diese Symbole miteinander in Verbindung stehen. Die unvollstdndigen und
unscharfen 3D-Drucke sowie die bedrohliche, halb gedffnete Schere vermitteln, wie
zerbrechlich diese Strukturen sind. Dem Kdinstler geht es um die typisch menschlichen
Versuche, aus &usserlichen Dissonanzen eine innere Koh&renz zu schaffen, und dies
insbesondere mit Hilfe von Glaubenssystemen und sozialpolitischen Konzepten. (FA)



59 Maya Hottarek
Waiting on Aquarius, 2021
Emaillierte Keramik, Kunstpelz, Sofa, Palo Santo, 200 x 100 x 90 cm

CHF 4800.-

Eine humanoide Silhouette scheint auf diesem flauschig roten Sofa zu schlafen. Tritt man
néher heran, so strahlt die Installation von Maya Hottarek (*1990) mdéglicherweise etwas
Unangenehmes aus: Dieser knochenlose Korper ist vollig schlaff, nur seine Extremitaten
scheinen sich eine Spur von Kraft bewahrt zu haben. In der Zwischenzeit konnten sich hier
und da schon Pilze ausbreiten. Handelt es sich um ein Fantasiewesen, das schon lange
schlaft und sich jeden Moment wieder bewegen kann? Oder haben wir es hier mit einem
Leichnam zu tun, dessen langsame Verwesung hinter dem vermeintlichen Schlafchen
verborgen bleibt? Das seltsame Tableau erinnert an die Vernetzung zwischen den
Lebewesen, ein Thema, das in den Arbeiten der Kiinstlerin haufig wiederkehrt. Sie erforscht
oft die Verbindungen innerhalb der Biosphé&re und tbernimmt dabei organische Formen,
die aus der Kombination unterschiedlicher Materialien entstehen. (FA)

60 Tamara Janes
The New York Public Library Picture Collection - Super Zoom Edition, 2021
Inkjetdruck auf weissem Papier, 9 Bildtafeln: je ca. 260 x 260 x 155 cm

CHF 8100.-

Die Arbeiten von Tamara Janes (*1980) rund um die Digitalfotografie und die Mdglich-
keiten, die dieses Medium bietet, mischen Fotografien der Kiinstlerin mit eingescannten
Bildern, die inshesondere aus der Picture Collection der Offentlichen Bibliothek in New
York stammen, wo sie 2018 einen Arbeitsaufenthalt verbrachte. Abgesehen von den
wiederverwendeten Digitalbildern, die die Grundlage bilden, werden Klischees von
diversen Gegenstanden und Situationen aneinandergereiht, die in Frauenfeld und
Umgebung entstanden sind. Diese mit dem Smartphone und mit starkem Zoom fotogra-
fierten Bilder ermdglichen es der Kunstlerin, unterschiedliche Parameter der Digital-
fotografie zu erproben. Die neun Aufsteller, die in der Schau zu sehen sind, présentieren
eine Auswahl aus dem umfangreichen Archiv, das Tamara Janes innerhalb weniger Jahre
angelegt hat. (JC)
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