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«Wenn ich nur die Perfektion 
suchen würde, würde ich im 
Grunde gar nichts mehr machen. 
Dann würde ich einfach in die 
Natur hinausgehen und mir 
alles anschauen!» Robertson Käppeli

�
Robertson Käppeli ist in Davos aufge-
wachsen. Sein Elternhaus steht mitten 
im Wald, und auf Sichtweite gibt es 
keine Nachbarn. Der junge Maler und 
Bildhauer hat die Natur seiner Heimat 
immer unmittelbar vor Augen gehabt: 
Die Berge, Täler und Wälder mit ihren 
unendlich vielfältigen Gesteins- und 
Vegetationsstrukturen, den Schatten- 
und Lichtfarben des Tages, der Nacht 
und der Dämmerung. «Da lebt man 
sich hinein, so sehe ich die Welt.» Die 
Nähe der Natur ist etwas Gewohntes 
und Selbstverständliches für Käppeli, 
und aus ihr ist in manchem Sinne auch 
seine Kunst hervorgegangen.

Er malt, was er gesehen und emp-
funden hat. Das Bild wird erst in Skiz-
zen angelegt, oft direkt vor der Land-
schaft. Später, im Atelier, benutzt Käp-
peli Fotografien als Gedächtnisstütze, 
aber nur im Sinne eines Festhaltens 
der Ausgangssituation. Im langwieri-
gen Arbeitsprozess des Malens mit der 
Tuschfeder und mit feinen Pinseln ent-
stehen dann immer dichtere Struktu-
ren, die sich zuletzt zu komplexen 
Landschaftsformationen zusammen-
schliessen. Betrachtet man die meist 
grossformatigen Bilder von ferne, hat 
man ein Panorama vor sich, wie man 
es vom Helikopter aus sieht. Tritt man 
näher, löst sich alles auf: Die Land-
schaft wird zu einem Teppich aus fei-
nen und feinsten Flecken, Strichen und 
Farbpartikeln, aus dem jeglicher 
räumliche Eindruck verschwunden ist. 
«Es geht um Strukturen, die die Natur 
bildet», sagt Käppeli, «Die Natur ist 
ja im Grunde ein Chaos.» So wird das 
Malen zu einem Erforschen inhärenter 
Ordnungen, zu einem Erkenntnispro-
zess, an dessen Ende das Bild steht. 

Damit befindet sich der Künstler in 
der Nachfolge seines Vaters Robert 
Käppeli, bei dem er Anschauung und 
Handwerk gelernt hat. Robert Käppe-
li entwickelte komplexe Landschafts-
strukturen in einem langsamen, fast 
meditativen Arbeitsprozess. Er blieb 
allerdings bei der Zeichnung. Der 
Sohn treibt das Handwerk entschie-
den weiter. Er arbeitet in grossen For-
maten, experimentiert mit transparen-
tem und opakem Farbauftrag, manch-
mal auch mit verfremdenden Farbwir-
kungen, etwa, wenn er ein einziges 
Blau als Grundton für ein Waldbild 
nimmt. Immer arbeitet er mit Aquarell 
und farbiger Tusche, weshalb denn 
auch alle seine Bilder, die man durch-
aus als Gemälde bezeichnen kann, auf 
Papier gemalt sind. Käppelis Grossva-
ter, selbst ein bekannter Aquarellma-
ler, gab dem Enkel die ersten professi-
onellen Farben und Werkzeuge. Gross-
vater und Vater waren nicht die einzi-
gen Lehrmeister des Zwanzigjährigen, 
der das Malen ohne Kunsthochschule 

“If all I would seek is perfection I would really not make anything any more. In 
that case I would just go out into nature and look at everything”.  Robertson Käppeli

Robertson Käppeli grew up in Davos. The house of his parents stands in the middle of a forest and 
there are no neighbours within sight. The young painter and sculptor has always had nature directly 
in front of his eyes: mountains, valleys and forests with their infinitely varied rock formations and 
vegetation structures; the colours of shadows and light during the day, at night and at dusk. “This 
is the way one settles in, this is how I see the world”. The proximity of nature is something familiar, 
a given for Käppeli; his art in many ways has come out of that.

He paints what he has seen and felt. A painting grows out of sketches which he often does directly 
out in the countryside. Later, in the studio, Käppeli uses photographs as an aid to memory, but 
only in the sense of holding on to the initial impression. Out of the lengthy working process of 
painting with ink pen and fine brushes structures in ever greater density materialise which finally 
merge into complex landscape formations. Looking at the mostly large-format paintings from afar 
one sees a panorama as it would appear from a helicopter. Stepping closer everything dissolves: the 
landscape becomes a carpet of minute marks, brush strokes and colour particles, a carpet from 
which any spatial dimension has disappeared. “It’s about structures created by nature,” Käppeli 
says, “nature is basically chaotic”. Thus the process of painting becomes research into inherent 
arrangements, becomes a cognitive process at the end of which stands the finished painting.

The artist follows in this in the footsteps of his father, from whom he has learned his approach 
and craft. Robert Käppeli developed complex landscape structures in a slow, almost meditative 
working process. He never went beyond drawings, however. The son goes decidedly further. He 
works with large formats, experiments with transparent and opaque colour applications, some-
times also with disorienting colour effects, as when he takes a singular blue as the bottom shade for 
a forest painting. He always works with water colours and variously coloured India ink, which is 
why all of his pictures, which by all means can be called paintings, are painted on paper. Käppeli’s 
grandfather, himself a noted landscape painter, gave his grandson the first professional water colours 
and tools. But grandfather and father were not the only teachers of the twenty-year-old, who had 

ordnung im chaos der natur

text: maria becker

order in the chaos of nature

erlernt hat. Robertson Käppeli begann 
schon sehr früh, mit zwölf Jahren, sich 
mit der Bildhauerei auseinanderzuset-
zen. Er ging bei einem Bildhauer aus 
Massa-Carrara in der Toskana in die 
Lehre und übte das Skulptieren in 
Marmor wie ein klassizistischer Port-
rätist. Es entstanden Köpfe und auch 
eine (noch unvollendete) Tierskulptur. 
Die Technik des Meisselns und Glät-
tens hat er dabei zu erstaunlich hoher 

Perfektion vorangetrieben. Er wolle 
den Widerstand des Materials und der 
eigenen Hände überwinden: «Wenn 
ich die Technik beherrsche, von da ab 
kann ich etwas ganz anderes ma-
chen.»

Wozu aber Bildhauerei in so alter-
tümlicher Form? «Es war mir wichtig, 
bis an die Grenzen des technisch Mög-
lichen zu kommen. Dann besitze ich 
die Freiheit, alles umzusetzen.» Das 
Erlernen eines künstlerischen Hand-
werks, nur um sich selbst zu beweisen, 
dass man es kann? Für Robertson 
Käppeli geht es um die Überwindung 
von Grenzen. Er möchte technisch 
sauber arbeiten – auch beim Malen. 
Das ist für ihn ein Grundsatz. Und es 
geht dabei noch um etwas anderes: 
Das Zusammenspiel von Idee und 
Können. Er will nicht an Grenzen 
stossen, die im Kopf nicht existieren. 
Die Überwindung dieser Grenzen ist 
notwendig, um Freiheit zu gewinnen – 
die Freiheit, ab einem bestimmten 
Punkt sich Neuem zuzuwenden. Die 
Perfektion ist die Hürde zur nächsten 
Stufe der eigenen Entwicklung. Hat 
man sie hinter sich gelassen, kann man 

learned to paint without going to art school. Robertson Käppeli started already very early, when he 
was twelve years old, to be interested in sculpture. He became an apprentice to a sculptor from 
Massa-Carrara in Tuscany and practiced sculpting with marble like a classical portraitist. He 
sculpted heads and a (still unfinished) animal sculpture, achieving a surprisingly high level of perfec-
tion in the technique of chiselling and polishing. He wanted to surmount the resistance of the mate-
rial and his own hands: “Once I master the technique I can do something completely different”.

But why sculpting in such an antiquated fashion? “It was important to me to reach the boundary 
of the technically possible. Then I have the freedom to transcend everything”. Learning an artist’s 
craft only to prove to oneself that one can do it? Robertson Käppeli is interested in transcending 
boundaries. He wants to work in a technically clean manner – also when he paints. It is a principle 
for him. And there is something else involved: the interplay between idea and skill. He does not 
want to come up against boundaries that do not exist in the mind. The transcending of boundaries 
is necessary in order to attain freedom, the freedom to turn to new things at a certain point. Perfec-
tion is the hurdle to the next level of development. Once one has left the hurdle behind one can even 
forget about it. This is almost a far-eastern concept.

The upcoming exhibition in S-chanf near St. Moritz is for Käppeli also a hurdle. It will be the first 
large exhibition of new paintings, some of them still in the working stage. Painting for him is a 
developmentally open process; often he has an image in his mind but is not sure yet how he will get 
there. He experiments on several levels. There is, for instance, a forest painting on a blue painting 
ground which he considers a failure but which he has now overlaid with a grid of thin lines. The 
effect is startling: the artificial structure superimposed on the picture of a forest merges with the 
structure of the trees like a necessary correlation. The grid suspends every illusion of depth.

There is also a painting in autumn colours. It depicts a surprisingly untouched valley that has 
belonged to the same family for centuries. Käppeli, fascinated by the wild nature of the valley, made 
sketches from several vantage points. The painting then took place in the studio in countless ink and 
colour layers. The result is a completely autonomous landscape that transposes the original impres-
sion like a memory. What essentially makes the painting is the sensation evoked by the landscape. 
Since he started painting, Käppeli says, he is constantly seeing new things, the small shadows, for 
instance. He is in the process of learning to grasp these forms and structures. And once he knows 
how to do this perfectly? Perfection is not what he is after, it is not the goal. He is after change. It 
shows him that he is changing himself, that he is no longer the same. One may well be curious 
where the pursuit of repeatedly overcome perfection will still lead the young artist.

Text: Maria Becker

sie sogar vergessen. Das ist fast ein asi-
atisches Prinzip.
Auch die kommende Ausstellung in 
S-chanf bei St. Moritz ist für Käppeli 
so eine Hürde. Sie wird erstmals eine 
grosse Schau von neuen Bildern sein - 
einige davon sind noch in Arbeit. Das 
Malen ist für ihn ein offener Entwick-
lungsprozess, und oft hat er ein Bild 
im Kopf, ist sich aber noch nicht si-
cher, wie er dorthin kommen wird. Er 
experimentiert auf mehreren Ebenen. 
Da ist beispielsweise ein aus seiner 
Sicht misslungenes, blaugrundiges 
Bergbild, das Käppeli jetzt mit einem 
Raster dünner Linien überzogen hat. 
Der Effekt ist verblüffend: Die über 
das Naturabbild gelegte künstliche 
Struktur verbindet sich mit der Struk-
tur der Felsen wie ein notwendiges 
Korrelat. Das Raster hebt jede Tie-
fenillusion auf.

Da gibt es auch noch dieses Bild in 
Herbstfarben. Es zeigt ein erstaunlich 
unberührtes Tal, das seit Jahrhunder-
ten im Besitz einer Familie ist. Käppeli 
ist von der wilden Natur des Tals fas-
ziniert und hat von mehreren Punkten 
aus Skizzen gemacht. Das Malen ge-

E.E. Schaffner, Ansicht des 
camogascer thales gegen das 
albula gebirge, 1846  
44 x 55 cm

robertson käppeli
«spaziergang durch  
das chamuera-tal»
«walk Through  
the val chamuera»
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schah dann im Atelier, in unzähligen 
Tusche- und Farbschichten. Das Er-
gebnis ist eine völlig autonome Land-
schaft, die den ursprünglichen Ein-
druck wie eine Erinnerung transpor-
tiert. Was das Bild eigentlich trägt, ist 
die Empfindung der Landschaft. Seit 
er angefangen habe zu malen, sehe er 
immer neue Dinge, sagt Käppeli, zum 
Beispiel die kleinen Schatten. Er sei 
dabei, zu lernen, all diese Formen und 
Strukturen zu fassen. Und wenn er das 
dann perfekt kann? Es geht eigentlich 
nicht um die Perfektion, sie ist nicht 
das Ziel. Es geht um Veränderung. Sie 
zeigt ihm, dass er sich selbst verändert, 
dass er nicht mehr gleich ist. Man darf 
gespannt sein, wohin der Weg der im-
mer wieder überwundenen Perfektion 
den jungen Künstler noch führen 
wird.

Die Galerie von Bartha blickt auf eine fast 40-jährige Geschichte zurück. wir haben uns nie als gewöhnliche 
Galerie verstanden und es war uns stets ein Anliegen, institutionalisierte Galerie-Modelle weiterzudenken, zu 
hinterfragen und damit unablässig an uns selbst zu arbeiten. Alleine die Entstehungsgeschichte der Galerie von 
Bartha zeigt den Willen, die Dinge anders anzugehen als gewohnt; so entstand die Galerie mit kleinstem Budget, in 
einem Abbruchhaus. Seitdem ist einiges passiert und wir haben uns in vielerlei Hinsicht verändert. In den letzten 
Jahren ist die Galerie um zwei zusätzliche spektakuläre Ausstellungsorte gewachsen und auch unsere persönlichen 
Interessen haben sich gewandelt und doch ist Beständigkeit ein Hauptanliegen geblieben.

Geschichte ist interessant, ist sie doch das Fundament (fast) jeder künstlerischen Auseinandersetzung. Dem hier 
und jetzt möchten wir jedoch nicht weniger Beachtung schenken. Bis anhin fehlt es an interessanten Gefässen, 
in denen Galerien über eigene Schwerpunkte informieren können, 
ohne sich dabei allzu sehr beschränken zu müssen. Wie also kann 
sich eine Galerie mitteilen?

die zeitschrift «von bartha» soll den Facettenreichtum 
einer lebendigen Kunstszene widerspiegeln und uns ebenso als 
Informationsmedium dienen wie anderen offen stehen für ihre 
Beiträge. Die Zeitschrift wird von der Galerie von Bartha in enger 
Zusammenarbeit mit internationalen Künstlern und Autoren 
veröffentlicht.

Mit einem fast schon aus der Mode gekommenen Format möchten 
wir in einer unüberschaubar gewordenen Flut von Print- und 
Online-Medien einen Fixpunkt bieten. eine zeitschrift, die über 
unsere eigenen Interessen und Schwerpunkte informiert und 
gleichzeitig viel Platz lässt für Themen, die nichts direkt mit 
der Galerie zu tun haben. Was passiert zurzeit in unseren drei 
Galerieräumen, welche Künstler sind präsent, was sind unsere 
Projekte in den kommenden Monaten? Daneben möchten wir Blicke 
hinter die Kulisse(n) ermöglichen, über verschiedene Kunstszenen 
rund um den Globus berichten und Themen zur Sprache bringen, 
die in anderen Formaten keinen Platz haben. Es ist eben dieser 
Freiraum, die Freiheit, die wir uns selbst nehmen, die «von bartha» 
zu einer ganz speziellen Zeitschrift macht; nahe am Puls der Zeit 
und bestens vernetzt mit der Szene. Und weil uns die Freiheit 
bei der Wahl der Themen und dem Inhalt der Texte wichtig ist, 
liegen uns die Meinungen der Leser, Ihre Meinung, ganz besonders 
am Herzen! Wir suchen die Diskussion und wir stehen zu unseren 
Projekten. In diesem Sinne streben wir ebenso eine Diskussion mit 
der Leserschaft an wie mit allen anderen Personen, die in dieser 
zeitschrift involviert sind. Wir möchten Themen aufgreifen, die 
kritisch mit der Szene umgehen und wir scheuen die Reibungsfläche 
nicht, die unser eigenes Engagement mit sich bringt, sondern 
möchten diese für weiterführende Diskussionen ins Positive 
kehren.

Die zeitschrift «von bartha» wird viermal jährlich erscheinen 
und wir freuen uns, Ihnen eine breite Palette an Themen 
näherzubringen. in der ersten ausgabe erzählt Andrew Bick von 
seiner Leidenschaft, dem Fischen. Aus Stockholm berichtet Ben 
Loveless, Direktor der Galerie Nordenhake. Der Künstler und 
Schriftsteller Sherman Sam gibt einen Einblick in die Kunstszene 
Londons während Christian Schaernack über die Finanzkrise aus 
New York schreibt.

Beat Zoderer hat sich, zusammen mit Stefan von Bartha, mit 
den Architekten der «Garage» in Zürich getroffen und über 
den Neubau diskutiert und darüber, welche Anforderungen eine 
Galerie im 21. Jahrhundert erfüllen muss.

Diese Zeitschrift unterwirft sich keinen fixen Strukturen. sie 
soll sich genau so rasant verändern können wie die Kunstwelt 
selbst und ebenso möchten wir es mit der Galerie von Bartha 
halten: Einen Stillstand lassen wir nicht zu...

Wir wünschen Ihnen viel Spass mit der ersten Ausgabe.�

Margareta von Bartha

get in touch: leserbriefe@vonbartha.com
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Gregorio vardanega, couleur en difraction, 1965–68, wood, metal, plexiglass, lamps and drive, 50 x 60 x 11 cm

Einleitung

introduction
Galerie von Bartha can look back on a history of almost 
40 years. From the very beginning we did not see ourselves 
as the usual kind of gallery; we always wanted to think 
beyond established gallery models and thus continuously 
work on ourselves. Alone the beginning of the Galerie 
von Bartha indicates our intention to take a different 
approach. The gallery started out with a tiny budget in 
a derelict building. Since then a great deal has happened 
and Galerie von Bartha has changed. In addition to the 
“von Bartha Collection” on Schertlingasse two further 
exciting exhibition spaces have come into being in the last 
few years, the “Chesa” in S-chanf and the “Garage” on 
Kannenfeldplatz in Basel. Three locations, one gallery. 
Our personal interests have changed as well, but 
consistency has remained one of our major commitments. 

History is interesting, it is after all at the bottom of 
(almost) every debate in the arts. But we would like to pay 
no less attention to the here and now. Until now there was 
a lack of interesting platforms for galleries to provide 
information about their specific focus without having to 
restrict themselves too much. How can a gallery present 
itself? The art world is huge and has many aspects. It is 
for this reason that we have launched this magazine, it 
means to reflect the many facets of a vibrant art scene, 
to serve our gallery as a medium of information and to be 
open to contributions from others. The magazine will be 
published by the Galerie von Bartha in close cooperation 
with international artists and authors.

With this paper we aim at offering a focal point in the 
no longer manageable deluge of print and online media, 
a focal point that will provide information about our own 
interests and main themes, at the same time leaving ample 
space for topics that are not directly connected with the 
gallery. What is going on right now in our three exhibition 
spaces, which artists are represented, what are our 
projects for the coming months? In addition we want to 
provide a look behind the scenes, report on different art 
scenes around the world and bring up subjects that do 
not fit in with other formats. It will be this open dimension, 
the freedom we take for ourselves which will make it a 
very special magazine: close to the pulse of the times 
and optimally interconnected with the art scene. And 
because both the freedom in choosing the subjects and 
the content of the articles are important to us, we are 
particularly interested in the opinions of the readers, 
in your opinion. We seek discourse and we stand by our 
projects. We look for discussions with our readers as well 
as with all others who are involved with this journal. We 
want to tackle topics which take a critical look at the 
art scene and we do not shy away from controversies that 
result from our own involvement, but we would like them 
to be a positive stimulus leading to further discourse.

the “von bartha” will appear four times a year. We are 
looking forward to presenting to you a broad range of 
subjects. Andrew Bick talks about his passion for fishing. 
Ben Loveless, director of the Galerie Nordenhake, sends 
a report from Stockholm. The artist and writer Sherman 
Sam provides an insight into the London art scene, while 
Christian Schaernack writes about the financial crisis in 
New York. Beat Zoderer, together with Stefan von Bartha, 
has met with the architects of the “Garage” in Zurich for 
a discussion about the new building but also about the 
demands a gallery must meet in the 21st century.

The magazine does not adhere to any fixed structure. it 
shall be able to change as rapidly as the art world itself 
and we would like the same to apply to the Galerie von 
Bartha: we will not allow ourselves to stand still…

We hope you will enjoy our first edition.

Margareta von Bartha

robertson käppeli, untitled, watercolour and ink on paper, 2008, 75 x 105 cm� the view Corresponds to the picture by E.E. schaffner, 1846
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Am Anfang stand die Vision, in 
den leeren Räumlichkeiten ei-
ner ehemaligen Autowerkstatt 
am Kannenfeldplatz in Basel 
eine Kunstgalerie zu eröffnen. 
Zusammen mit zwei jungen Ar-
chitekten und einem Projekt-
entwickler entstand innerhalb 
weniger Monate die neue Gale-
rie von Bartha Garage. 

Der Eingang zur neuen Kunstgalerie 
von Bartha befindet sich hinter den 
beiden bestehenden Tanksäulen. Der 
dunkle Aussenputz bildet einen Kont-
rast zu den hellen Innenräumen der 
Galerie. Die Austellungsfläche ist in 
zwei Räume unterteilt. Dem vorderen 
Raum (1 ) mit Frontdesk, Bilderlager 
und Teeküche folgt die grosse Ausstel-
lungshalle (2), welche mit mobilen 
Wänden flexibel unterteilbar ist. An 
die Shedhalle angehängt ist ein offener 
Büroraum (3), welcher durch eine 
neue Fensteröffnung Ausblick in einen 
Innenhof (7) gewährt.

An der Entenweidstrasse liegt der 
Eingang zu einem zweiten Galerie-
raum (4), welcher extern vermietet 
werden kann. Beide Galerie-Einheiten 
werden zusätzlich durch eine gemein-
same Anlieferung (5) erschlossen. 
Diese ist befahrbar und lässt sich so-
wohl als Autoeinstellhalle, als auch als 
zusätzlicher Ausstellungsraum nutzen. 
Im Erdgeschoss des Wohnhauses, wo 
früher die Büros der Werkstatt unter-
gebracht waren, wurde eine Einzim-
merwohnung (6) mit Bad und einer 
grossen Küche eingebaut. Über die 
Anlieferung werden schliesslich mit-
tels neuem Warenlift oder Treppe die 
Lagerräumlichkeiten der Galerie im 
Untergeschoss erreicht.

Interview von beat zoderer 
mit den beiden architekten 
chasper schmidlin und 
lukas voellmy und stefan  
von bartha
Zürich 10.10.2008

Beat zoderer: Wie seid Ihr eigent-
lich zu dem Auftrag für den neuen 
Standort der Galerie von Bartha «Ga-
rage» gekommen? 

Lukas voellmy: Stefan hat schon 
seit Jahren davon gesprochen, dass ich 
irgendwann für ihn eine Galerie bauen 
soll. Das habe ich natürlich nie ernst 
genommen. Bis zu jenem Tag, als er 
mich angerufen und mir gesagt hat, sie 
hätten jetzt etwas gekauft und ich hät-
te zwei Wochen Zeit für einen Projekt-
vorschlag; bevor dann auch andere 
Architekten ins Spiel kommen sollten. 
Diese Zeit wollten er und seine Eltern 
mir geben, als Chance gewissermas-
sen. Ich habe mich dann mit Chasper 
zusammen getan. Zwei Wochen sind 
ein kurzer Zeitraum für ein solches 
Unterfangen und als Team konnten 
wir ein besseres Projekt präsentieren.

BZ: Und wie hat sich euer Projekt, 
von den ersten Skizzen bis zur fertigen 
Galerie, verändert? 

Chasper schmidlin: Geblieben 
ist die Grundidee, die verschiedenen 
Räumlichkeiten der ehemaligen Werk-
statt durch den Umbau zu vereinen. 
Insgesamt durchlief der Entwurf meh-
rere Projektstadien.

LV: Am Anfang stand auch der 
Wunsch der Bauherrschaft, die Räume 
möglichst wenig zu verändern, sehr 
industriell, mit sehr wenigen techni-
schen Anforderungen. Der Fabrikcha-
rakter sollte erhalten bleiben. Als nach 
etwa einem halben Jahr das räumliche 
Konzept feststand, gründeten wir eine 
Arbeitsgemeinschaft mit einem Archi-
tekturbüro, das dann für die Ausfüh-
rung, Terminplanung, Bauleitung und 

auch für die Kosten die Verantwortung 
mitgetragen hat, so dass wir uns voll 
auf die Planung und die gestalterische 
Leitung beim Umbau konzentrieren 
konnten. Es war ein tolles Team, mit 
dem wir zusammenarbeiten durften. 

Stefan von Bartha: Wir haben 
diesen großen Raum am Kannenfeld-
platz gefunden und wir wussten, dass 
wir damit viel machen konnten. Die 
Idee, die wir am Anfang von den 
Räumlichkeiten hatten, war komplett 
verschieden von dem, was schlussend-
lich entstanden ist. 

BZ: Also hat sich der Bauherr auch 
immer wieder neu definiert, parallel 
zu den verschiedenen Baustadien? 

SVB: Es liegt ja in der Natur unserer 
Galerie, beziehungsweise unserer drei 
Persönlichkeiten, dass wir immer gerne 
etwas verändern. Eigentlich waren zwei 
Punkte besonders ausschlaggebend. 
Einmal hatten wir erst durch die Pläne 

At the beginning there was the vision of the von Bartha family to set up a gallery 
in the empty space of a former auto repair shop on Kannenfeldplatz in Basel. 
Together with two young architects and a project manager the renovation of the 
new Galerie von Bartha “Garage” was realised within a few months.

The entry to the new von Bartha art gallery is located behind the two existing petrol pumps. The 
dark exterior rendering contrasts with the bright interior rooms of the gallery. The exhibition space 
is divided into two rooms. The front room (1) with the front desk, picture store room and tea kitchen 
is followed by the large exhibition hall (2) which can be subdivided with mobile display walls. 
Attached to the shed hall is an open office space (3) which offers a view of an inner court yard (7) 
through a new window opening.

Located on Entenweidstrasse is the entry to a second gallery space (4) which can be rented out 
externally. Both gallery units have access to a joint delivery area (5). This is passable for vehicles 
and can be used as a car shelter as well as an additional exhibition space. On the ground floor of 
the residential building, where previously the offices of the repair shop were located, a one-room 
apartment (6) with bath room and a large kitchen was built. From the delivery area the store rooms 
of the gallery can be reached via stairs or a new goods lift. “Connecting with an experienced 
architectural office was an important step for us, so that our plans could be converted into reality. 
It would have been too risky to want to realise a project of this complexity and scale without 
experience in project execution. Only by doing so could we concentrate fully on planning and 
design, in the process of which we learned a great deal about construction work and site manage-
ment.”

the Birth of a gallery… Interview by beat zoderer with the two architects chasper schmidlin,  
lukas voellmy and stefan von bartha
Zurich 10.10.2008

Beat Zoderer: How did you actually get the commission for the new location of the von Bartha 
“Garage” gallery?

Lukas Voellmy: Stefan had said for years that one day I should build a gallery for him. Of 
course I never took that seriously. Until the day he called telling me that his family had bought 
something and that I would have two weeks for a proposal before other architects would be con-
sidered. He and his parents wanted to give me this time, as a chance so to speak. I got together with 
Chasper then. Two weeks is not a lot of time, so as a team we were able to present a better 
project.

BZ: And how has your project changed, from the first sketches to the finished gallery?
Chasper Schmidlin: What remained is the basic idea, to connect the different spaces of the 

previous garage in the conversion. All in all the design went through several phases. 
LV: At the beginning there was the desire to change the spaces as little as possible, to keep it very 

industrial, with few technical specifications. The factory character was to be preserved. When after 
about six months the spatial concept was finalised we formed a project team with an architect’s of-
fice, which would subsequently be responsible for execution, scheduling and construction site man-
agement, as well as for keeping an eye on costs, so that we could concentrate on the planning and 
the supervision of the design of the conversion. It was a great team that we were able to work 
with.
Stefan von Bartha: We had found this large space on Kannenfeldplatz and we knew that we 
could do a lot with it. The initial idea we had for the space was totally different from what we 
ended up with. 

BZ: Did the clients then also keep redefining themselves, parallel to the various building phases? 

SVB: Well, it is in our nature, that is in the nature of our three personalities, that we always like to 
change things. There were actually two crucial points. For one, it was only with the help of the 
plans and the spatial concepts that Chasper and Lukas put together for us that we saw the propor-
tions accurately. And then at the beginning we wanted to play at being architects ourselves; but it 
became obvious that as the owner one better leaves that to the architects. Of course we also wanted 
to have discussions about this with a great many people. (Turns to Beat Zoderer) You, too, were 
always aware of which phase the project was in at any one time. There were many decisive mo-
ments, as well as important influences from artists and friends who shared their opinions with us.

BZ: The conversion then was a constantly evolving process?
LV: For us it was difficult in that on one hand one would like to meet the expectations of the 

eine galerie entsteht…
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1 	Architecture model
2 	Gas station in front of the gallery

3  4  during renovation
5  7  installing the floorheating and casting of 

concrete floor
6 	 first show “new generation” before renovation,  

Jens Wolf, 07.33, 2007, Jens Wolf, 07.34, 2007,  
Beat Zoderer, United rings, 2007

«wir wollten einen ort, der dem geist der zeitgenössischen kunst entspricht»
“We wanted a space which reflects the spirit of contemporary art.”  the architects

owner, on the other one would like to have the greatest amount of freedom possible. Above all we 
wanted to work with the different spaces. We tried to illustrate that with the help of models and 
pictures.

CS: For us it was important to convey to the owners ambiance and atmosphere. It was a constant 
back and forth. From both sides came ideas; that way the whole thing developed in a creative proc-
ess, one that kept changing up to the very end.

BZ: Did you look for information about the design of other exhibition spaces, galleries and mu-
seums?

LV: Of course we already knew other exhibition spaces. But when one receives a commission like 
this one looks again and more precisely at everything; one collects suggestions, one tries to learn 
from the solutions found by others in order to develop from them one’s own concept. Together with 
Stefan we also visited a number of galleries in order to understand his ideas better.

SVB: (Laughs) I didn’t always know what I had in mind. I only knew what didn’t work. In fact 
we followed a process of elimination. But there was also a moment – when we were approaching 
detail planning – when we realised that we would have to look around some more in order to be 
sure that we were all speaking the same language. At issue were the floor, the front desk, storage 
facilities, lighting etc. Consequently we went on a brutal gallery tour in Berlin. That was very useful 
and in hindsight for me one of the most important phases of the whole project.

BZ: How did the spatial concept change in the course of the project?

SVB: The greatest change in the basic idea happened at that point in time when we decided after 
long discussions to leave certain things out. Thus we gave up adding a large apartment that was 
planned in the beginning. We also gave up the idea of renting out a further space, thereby increasing 
the dimensions of the project.

BZ: What role played the location of the new gallery on Kannenfeldplatz?
SVB: There is not much one can do anymore in the city centre. On Kannenfeldplatz we have excel-

lent transport links, to the airport, the train station, it is in easy reach by car; even large lorries can 

7

Architecture: Lukas Voellmy, Chasper Schmidlin Architektur
realisation: Fankhauser Architektur with Lukas Voellmy, Chasper Schmidlin 
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und die räumlichen Konzepte, wie sie 
Chasper und Lukas für uns zusam-
mengestellt haben, die Proportionen 
richtig gesehen. Zweitens wollten wir 
am Anfang selber Architekten spielen: 
Es hat sich jedoch gezeigt, dass man 
dies als Bauherr besser den Architek-
ten überlässt. Natürlich haben wir 
auch mit sehr vielen Leuten immer 
wieder die Diskussion gesucht. (Rich-
tet sich an Beat Zoderer) Du hast ja 
selbst jeweils auch mitbekommen, in 
welchem Stadium sich das Projekt ge-
rade befindet. Da gab es sehr viele 
wichtige Momente, wichtige Einflüsse, 
von Künstlern, von Freunden, die uns 
ihre Meinung gesagt haben. 

BZ: Der Umbau war also ein ständig 
sich verändernder Prozess? 

LV: Für uns bestand die Schwierig-
keit, dass man einerseits den Anforde-
rungen der Bauherren gerecht werden 
möchte und sich andererseits grösst-
mögliche Freiheiten wünscht. Wir 
wollten vor allem auch mit den Räu-
men arbeiten. Dies versuchten wir mit 
Modellen und Bildern darzustellen.

CS: Für uns war es wichtig, den 
Bauherren Stimmungen vermitteln zu 
können. Es war ein ständiges Hin und 
Her. Von beiden Seiten kamen Ideen 
und so hat sich das Ganze als kreati-
ver Prozess bis zum Ende entwickelt 
und immer wieder verändert. 

BZ: Habt ihr euch über Konzepte 
anderer Ausstellungsräume, Galerien 
und Museen informiert? 

LV: Natürlich kannten wir bereits 
vorher andere Ausstellungsräume. 
Aber wenn man solch einen Auftrag 

bekommt, dann schaut man sich da-
nach alles nochmals präziser an, man 
sammelt Referenzen, versucht aus den 
Lösungen, die andere gefunden haben, 
zu lernen und etwas Eigenes zu entwi-
ckeln. Wir sind mit Stefan auch viele 
Galerien anschauen gegangen, um sei-
ne Vorstellungen besser verstehen zu 
können. 

SVB: (Lacht) Ich wusste nicht immer, 
was ich mir vorstelle. Ich wusste nur, 
was nicht geht. Wir haben eigentlich 
nach dem Ausschlussverfahren gearbei-
tet. Da gab es aber auch einen Moment 
– als wir schon näher an der Detailpla-
nung waren – in dem wir gemerkt ha-
ben, dass wir uns noch mehr anschauen 
müssen, um sicher zu sein, dass wir die 
gleiche Sprache sprechen. Da ging es 
um den Boden, um den Frontdesk, es 
ging um Lagersituationen, Licht etc. 
Also haben wir in Berlin eine wirklich 
brutale Galerientour gemacht. Das hat 
sehr viel gebracht und rückblickend 
war das für mich eine der wichtigsten 
Phasen in dem ganzen Projekt.

BZ: Wie hat sich das Raumkonzept 
im Laufe der Arbeit verändert? 
SVB: Die Grundidee hat sich zu jenem 

Zeitpunkt am stärksten verändert, als 
wir uns, nach langen Diskussionen, 
dafür entschieden haben, gewisse 
Punkte wegzulassen. So verzichteten 
wir zum Beispiel auf den Einbau einer 
grossen Wohnung, die wir am Anfang 
vorgesehen hatten. Auch auf einen 
weiteren Raum, den man extern hätte 
vermieten können, haben wir verzich-
tet und das Projekt gewann an Gross
zügigkeit.

BZ: Wie ausschlaggebend war der 
Standort der neuen Galerie am 
Kannenfeldplatz? 

SVB: In der Innenstadt kann man ja 
eigentlich nicht mehr viel machen. Am 
Kannenfeldplatz haben wir eine 
perfekte Verkehrsanbindung; an den 
Flughafen, zum Bahnhof, mit dem 
Auto, selbst grosse Lastwagen können 
ganz unkompliziert vorfahren und 
ausladen. Eine Galerie lebt ja nicht 
vom Laufpublikum. Es geschieht viel-
leicht einmal in zehn Jahren, dass 
jemand an einer Galerie vorbeiläuft, 
hineingeht, und sich ein Werk kauft. 
Zudem haben wir ja bereits wunder-
bare Räumlichkeiten in der Innenstadt. 
Wir wollten etwas Anderes; einen Ort, 

drive up without any trouble and unload. After all a gallery does not live off pedestrian traffic. It 
happens perhaps once in ten years that someone passes by a gallery, enters and buys a piece of art. 
Besides we already have a wonderful gallery in the city centre. We wanted something else, a place 
that reflects the spirit of contemporary art.

LV: It is actually quite exciting that the building is not in the centre of the city and that it is quasi 
hidden, that it extends into the large hall like a pocket. There is not much to see from the outside. 
In relation to its actual size the gallery offers very little in terms of a window display towards the 
street and the plaza. We nevertheless wanted to convey to the outside world a certain dimension. An 
advertisement so to speak in that the gallery opens towards the city. The actual depth of the space, 
however, can only be seen if one stands directly in front of the entry.

CS: The filling station is very important, then the petrol pumps, which are still in use, and in back 
of that the gallery. The first thing one sees is the filling station in front and then behind the various 
gallery spaces with their constantly changing light quality during the day. And as a surprise in a way 
we created an opening to a small court yard with a tree.

BZ: A spaciousness that is refreshingly un-Swiss.
LV: On the other hand it was always important for us that the whole facility didn’t loose its bal-

ance.
SVB: Looking at the different rooms now one has the feeling of a gallery, everything fits together, 

it all speaks the same language. The architecture feels natural. (To Beat Zoderer) You are going to 
assess the space closely for your exhibition next year, won’t you? 

BZ: Yes, and I am looking forward to it. These rooms are a big challenge, like a museum would. 
I like the vastness and the opportunity this provides for installations. And along the ample wall 
space large work series can be shown. This new space actually offers the whole spectrum, some-
thing one meets otherwise only in museums. Thanks to the infrastructure a great deal is possible.

SVB: Did you expect that when you saw the space for the first time, at a time when it was still a 
garage?

BZ: What I noticed in the space was this orthogonal system. The skylights going in one direction, 
the walls in another. And I was hoping from the very beginning that this spatial complex – this 
tatzelwurm of different directions – would not be cut up into small rooms. That the generous spa-
ciousness would be preserved…

SVB: This wish was always there on our side as well, but these…in spite of that we then almost 
became Swiss, to a certain extent that is.

BZ: Wääh!
SVB: If one may now say this.
BZ: A rabbit warren, that would have been very, very bad.
SVB: Well, you have always said what you think, you always do that. (Laughter) It wasn’t always 

easy. There were many different opinions.
LV: At times the opinions of others helped us to reinforce our own position. If one has not yet 

built anything and has nothing to show, how can one argue that one is doing the right thing?
BZ: (To Stefan von Bartha) You already have put on the second exhibition in the “Garage”. How 

does that feel? There are new movable display walls?
SVB: At each opening the visitor meets with a new spatial layout. There are very few galleries in 

the world who have the options that we have.
CS: For us these transformations are also very interesting. It is part of the concept of the large 

exhibition hall that it can be changed by moving the display walls and thereby creating new spatial 
arrangements. By doing this the gallery gets a new face every time.

BZ: Perhaps a closing question: you two interrupted your studies specially for this project. Now 
you are about to hand in your final thesis. As of next spring you will be graduate architects with a 
degree from the ETH (Zurich Institute of Technology). What happens then?

CS: It would nice, of course, if something would come out of this, that we would get new projects, 
be able to enter competitions; and yes, then we will give the world new spaces.

der dem Geist der zeitgenössischen 
Kunst entspricht. 

LV: Es ist ja auch sehr spannend an 
dem Gebäude, dass es sich eben nicht 
im Zentrum der Stadt ansiedelt und 
sich quasi versteckt; sich wie eine Ta-
sche in die grosse Halle erstreckt. Man 
sieht ja von außen nicht viel. Im Ver-
hältnis zu ihrer eigentlichen Grösse 
bietet die Galerie sehr wenig 
Schaufläche zur Strasse und zum Platz 
hin. Trotzdem wollten wir gegen Au-
ßen eine gewisse Größe präsentieren. 
Ein Werbeeffekt sozusagen, so dass 
sich die Galerie zur Stadt hin öffnet. 
Die eigentliche Tiefe der Räume kann 
man aber erst sehen, wenn man direkt 
vor dem Eingang steht.
CS: Die Tankstelle ist sehr wichtig. Die 

«Die architektonische Sprachlichkeit und die Gestaltung des ersten Entwurfes überzeugte die Bauherrschaft, mit uns weiter arbeiten zu wollen.»
“The architectural linguisticality and the development of the first design convinced the owners that they wanted to continue working with us.”  lukas voellmy
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8 	Magnus Thierfelder, Shadow of doubt, 2008

98

9 Magnus Thierfelder, Lost control, 2008,
	J ohn Wood & Paul Harrison, Night and Day, 2008
10  Front desk with catalogues published by the gallery

«Die Galerie ist zugleich eine eigentliche Ausstellungs
maschine. Sie ist äusserst funktional organisiert und lässt 
sich räumlich flexibel unterteilen.»  lukas voellmy

“The gallery is at the same time an actual exhibition machine. 
It is functionally exceedingly well organised and the space 
can be flexibly subdivided.”  

eine galerie entsteht…/the birth of a gallery…

Zapfsäulen, die immer noch in Betrieb 
sind und dahinter die Galerie. Zuerst 
sieht man die Tankstelle, vorne, und 
dann die verschiedenen Galerieräume 
dahinter, mit stets wechselndem Ta-
geslichteinfall. Und als Überraschung 
gewissermassen, schufen wir eine Öff-
nung zu einem kleinen Innenhof, in 
welchem ein Baum steht.

BZ: Eine erfrischend unschweizeri-
sche Größe.

LV: Auf der anderen Seite war es stets 
wichtig für uns, dass die ganze Anlage 
nicht aus dem Gleichgewicht gerät.

SVB: Wenn man jetzt die Räume an-
schaut, hat man das Gefühl einer Ga-
lerie, alles gehört zusammen, das ist 
alles die gleiche Sprache. Das wirkt 
architektonisch natürlich. (An Beat 

Zoderer gewandt) Du wirst dich 
nächstes Jahr für deine Ausstellung ja 
selbst intensiv mit den Räumlichkeiten 
auseinandersetzen? 

BZ: Ja, und ich freue mich darauf! 
Diese Räume sind eine große, eine mu-
seale Herausforderung. Mir gefallen 
die Größe und die Möglichkeit, instal-
lativ arbeiten zu können. Und an den 
grosszügigen Wänden können lange 
Werkgruppen gezeigt werden. Die neu-
en Räumlichkeiten bieten eigentlich 
das ganze Spektrum, das man sonst 
nur in Museen antrifft. Die Infrastruk-
tur macht sehr vieles möglich.

SVB: Hast du das erwartet, als du die 
Räume das erste Mal gesehen hast; als 
darin noch eine Autogarage unterge-
bracht war?

BZ: Was mir an diesem Raum aufge-
fallen ist, das ist dieses orthogonale 
System. Die Oberlichter haben eine 
Richtung, die Wände haben eine 
andere Richtung. Und ich habe von 
Anfang an gehofft, dass das Raum
gebilde – dieser Tatzelwurm von 
verschiedenen Richtungen – nicht ein-
fach mit kleinen Räumen durchschnit-
ten wird. Die Grosszügigkeit sollte 
erhalten bleiben…

 SVB: Dieser Wunsch war von unse-
rer Seite auch immer da, aber diese… 
wir wären dann trotzdem fast schwei-
zerisch geworden teilweise.

BZ: Wääh!
SVB: Wenn man das jetzt mal so aus-

sprechen darf.
BZ: So Kaninchenbau, das wäre na-

türlich ganz, ganz schlimm geworden.
SVB: Du hast ja immer gesagt, was 

du denkst, das machst du ja sowieso 
immer. (Gelächter) Es war natürlich 
auch nicht immer einfach. Es waren 
sehr viele verschiedene Meinungen.

LV: Manchmal haben die Meinungen 
Anderer uns auch dabei geholfen, un-
sere eigene Position zu stärken. Wenn 
man noch nichts gebaut hat oder nichts 
vorzuweisen hat, wie soll man da argu-
mentieren, dass man das Richtige tut? 

BZ: (An Stefan von Bartha) Du hast 
jetzt bereits die zweite Ausstellung in 
der «Garage» realisiert. Wie ist das 
für dich? Da sind jetzt neu die Stell
wände? 

SVB: Bei jeder Eröffnung trifft der 
Besucher auf ein neues Raumbild. Es 
gibt nur wenige Galerien auf der Welt, 
die diese Möglichkeiten besitzen, wie 
wir sie haben. 
CS: Diese Veränderungen sind auch 

11

für uns sehr interessant. Es gehört zum 
Konzept der grossen Ausstellungshal-
le, dass sie sich durch das Stellen der 
mobilen Wände verändern lässt und 
dadurch neue Raumkompositionen 
entstehen. Die Galerie bekommt damit 
immer wieder ein neues Gesicht.

BZ: Vielleicht eine abschließende 
Frage: ihr habt das Studium extra für 
den Umbau unterbrochen und seid 
jetzt daran, eure Diplomarbeit abzu-
geben. Nächsten Frühling seid ihr 
diplomierte Architekten ETH. Was 
kommt dann? 

CS: Es wäre sicher schön, wenn sich 
daraus etwas weiter entwickeln würde, 
neue Projekte kommen würden, Wett
bewerbe mitmachen und ja, dann wer-
den wir der Welt neue Räume geben.

11  Sebastian Hempel, Licht ist 
Raum, 2007

12  Andrew Bick, Trauser/Shirth 
faded projected variant, 
2007/2008

13  view from outside into the 
gallery

«Die natürlichen Lichtverhältnisse in den Ausstellungsräumen sind phantastisch und unterscheiden sich von Raum zu Raum.»
“the natural light conditions in the galleries are optimal and different in every room.” chasper schmidlin
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Rebecca Bournigault glaubt an 
die kathartische Funktion von 
Märchen und daran, dass die 
Kunst einem therapeutischen 
Zweck dienen kann. seicht sind 
ihre werke deshalb noch lange 
nicht.

«In meinen Video-Portraits geht es da-
rum, das zu zeigen, was man norma-
lerweise nicht sieht,» sagt Rebecca 
Bournigault. «Einen Blick in die 
Gedankenwelt eines anderen zu wa-
gen.» In «Portraits, temps réel» (1994) 
betrat der Zuschauer einen abge
dunkelten Raum, in dem nichts zu 
sehen war, als ein erleuchteter Stuhl 
mit einer Kamera. Wer sich darauf 
setzte, erblickte kurze Zeit später sein 
eigenes Gesicht in Grossaufnahme an 
die Wand projiziert, das durch die Ka-
mera festgehalten wurde. Es braucht 
nicht viel Fantasie, um sich vorzu
stellen, dass die Konfrontation mit 
einem monumentalen Selbstportrait 
genierlich, ja schockierend wirken 
kann. Warum eigentlich, sind wir uns 
bisweilen selbst so unangenehm? 
Fragen wie diese umkreisen das Inter-
essenfeld von Bournigault. Ihre Kunst, 
so die 1970 in Colmar geborene Wahl-
Pariserin, sei ein Weg, das Leben aus 
einem neuen Blickwinkel zu betrach-
ten. Oder wie es der italienische Kunst-
kritiker Andrea Lissoni ausdrückt: 
Anhand des Einzel-Portraits unter-
sucht Bournigault das Subjektive, um 
daraus einen «geografischen Atlas von 
Gefühlen» entstehen zu lassen. Dabei 
nimmt das Interesse an metaphysi-
schen Wissenschaften eine wichtige 

Rolle ein. Die 2005 im Pariser Palais 
de Tokyo gezeigte Installation «La 
Chambre Interdite» (2005) führte das 
Publikum in einen Raum, in dem auf 
vier grossformatigen Projektionen auf 
vier verschiedene Sprachen zwei 
Märchen erzählt werden, welche die 
Thematik des verbotenen Zimmers 
aufgreifen: Charles Perraults «La 
Barbe bleue» (Blaubart) und «Mr. 
Fox» von Joseph Jacobs. Das babyloni
sche Sprachgewirr stirbt jeweils an 
dem Punkt der Geschichte ab, wo die 

Rebecca Bournigault

Protagonistin den verbotenen Raum 
betritt. Den Erzählenden wird – in 
Anlehnung an den gewalttätigen Plot 
der Geschichten – der Kopf abgeschla-
gen und die Leinwand versinkt in roter 
Farbe. 

Bournigaults Video-Arbeiten bewe-
gen sich an der Schnittstelle von rea-
lem Schicksal und mystischer Sphäre. 
Diese nicht ganz einfach zu bestreiten-
de Gratwanderung vollbringt die 
Künstlerin auch in den Medien Male-
rei, Zeichnung und Fotografie. Auch 

details of 12 “riots”, watercolour and varnish, 2007/2008

Rebecca Bournigault believes in the cathartic function of fairy tales and that 
art can serve a therapeutic purpose. But her art cannot by a long shot be 
considered shallow because of this.

“In my video portraits I mean to show what normally is not seen”, says Rebecca Bournigault; “risk-
ing to look at what is in the mind of another person”. In “Portraits, temps réel” (1994) the viewer 
entered a dark room where the only thing visible was an illuminated chair with a camera. Whoever 
sat down on the chair would see a short time later projected onto the wall a close-up of his or her 
face which had been taken by the camera. It doesn’t take much to imagine how embarrassing, even 
shocking this unexpected confrontation with a huge self portrait can be. Why are we sometimes so 
uncomfortable with ourselves? These are the kind of questions that Bournigault is interested in. Her 
work, the artist, who was born in 1970 in Colmar and now lives in Paris, says is a way of looking 
at life from a new angle. Or in the words of the Italian art critic Andrea Lissoni: by means of indi-
vidual portraits Bournigault looks at what is subjective and lets thereby “a geographic map of feel-
ings” emerge. Her interest in the metaphysical sciences plays an important role in this. In the 2005 
installation “La Chambre Interdite” in the Palais de Tokyo in Paris visitors were led into a room 
where on four large-scale projections two fairy tales dealing with the subject of the forbidden room, 
Charles Perrault’s “La Barbe bleu” (bluebeard) and Joseph Jacob’s “Mr. Fox”, were recounted in 
four different languages. The Babylonian cacophony always stops at the moment the protagonist 
enters the forbidden room. The four story tellers – analogous to the violent plot of the stories – are 
beheaded and the projection walls appear drenched in blood.

Bournigault’s video works move along the interface between real life experiences and a mystical 
sphere. With this not always easy balancing act the artist succeeds in her paintings, drawings and 
photography as well. Here too the subjects are frequently portraits and figures. They are inspired 
by pictures from advertising and fashion magazines. The double-edged quality of Bournigault’s 

work is especially noticeable in her water colours: stylistically the paintings reflect trendy magazine 
aesthetics and the entrancing beauty of the paintings by Marlene Dumas. Such stylistic breaks are 
like alternating hot and cold baths. One exposes oneself to them and then has the choice of ending 
the process with a hot or cold shower. But those who are taken in by Bournigault’s saccharine teen-
age romanticism miss out on the most important and exciting aspects of her work. By digging a 
little deeper it becomes obvious that this artist has more to say than her decoratively presented 
subjects seem to suggest at first glance.

This can be seen most obviously where art historical references are involved. Thus the text line “I 
just want to be your slave” (2005) suggests a dark sexual sphere generated, as already mentioned, 
by an allusion to Marlene Dumas. The blurry quality of the paintings on the other hand may be 
interpreted, as in the case of Gerhard Richter, as a reflection of inner insecurity. From here it is but 
a short distance to questions about the invisible sphere which hides behind the outer façade of a 
human being. And to questions about the artistic possibilities of probing the most personal emo-
tions. 

The reference to Warhol – as with the 4-minute screen tests in the videos or with vanitas paintings 
with skulls – may serve as an explanation for Bournigault’s preference for trivial and everyday sub-
jects. 

The reference system cleverly integrated into her pictorial language prevents the descent into the 
shallowness that so often adheres to excessive examination of subjective feelings. In addition, 
Bournigault counteracts the “carpet of sensitivities” on various levels, with musical recordings for 
instance. The musical arrangements, some composed by the artist herself, do not only play an im-
portant role in her private life but are also used for the soundtrack in her videos. In their fleetingness 
the melodies are comparable to feelings, to emotions. To preserve them for all time is not possible 
even in Bournigaults artistic practice; but as part of an intensive and consistent exploration they can 
for a moment be almost grasped.

Text: KarolinA dankow

Text: karonlinA Dankow

Rebecca Bournigault

hier sind die Motive oft Portraits 
oder Figuren. Sie sind inspiriert von 
Bildern aus der Werbung und Dar-
stellungen aus Modemagazinen. Be-
sonders in den Aquarellen wird die 
zweischneidige Qualität deutlich: 
Stilistisch sind die Bilder angesiedelt 
zwischen einer trendy Illustrations-
Ästhetik und der berückenden 
Schönheit der Malerei von Marlene 
Dumas. Dergleichen Brüche sind wie 
heiss-kalte Wechselbäder. Man setzt 
sich ihnen aus und hat am Schluss 
die Wahl, ob man den Prozess mit 
einer warmen oder kalten Dusche 
beendet. Doch wer Bournigaults 
süsslicher Teenager-Romantik auf 
den Leim geht, verpasst die wich-
tigsten und spannendsten Aspekte 
ihres Werks. Denn gräbt man etwas 
in die Tiefe, wird deutlich, dass diese 
Künstlerin mehr zu sagen hat, als die 
auf den ersten Blick dekorativ an-
mutenden Motive zunächst durch-
blicken lassen.

Dies lässt sich am einfachsten da 
erkennen, wo die kunsthistorischen 
Referenzen ins Spiel kommen. So 
verweist zum Beispiel der Schriftzug 
«I just want to be your slave» (2005) 
auf eine Sphäre dunkler Sexualität, 
welche die bereits genannte Allusion 
an Dumas schafft. Die verschwom-
mene Qualität der Bilder hingegen 
kann, wie bei Gerhard Richter, als 
Ausdruck einer inneren Unsicherheit 
interpretiert werden. Hier lässt sich 
wieder der Bogen spannen zu den 
Fragen nach der unsichtbaren Sphä-
re, die sich hinter der äusseren Fas-
sade eines Menschen verbirgt. Und 

nach den künstlerischen Möglichkei-
ten, die persönlichsten aller Emotio-
nen auszuloten. 

Die Anlehnung an Warhol – etwa an 
die 4-minütigen Screen Tests in den 
Videos oder an die Vanitas-Darstel-
lungen mit Totenschädel in der Male-
rei – mag eine Erklärung bieten für 
Bournigaults Vorliebe für Motive aus 
dem Bereich des Trivialen und 
Alltäglichen. 

Das clever in die eigene Bildsprache 
eingeflochtene Referenzsystem verhin-
dert das Abrutschen ins Seichte, das 
der exzessiven Erforschung subjekti-
ver Befindlichkeiten oft anhaftet. 
Mehr noch: Bei Bournigault wird der 
«Seelenteppich» auf verschiedenen 
Ebenen gebrochen. Etwa durch musi-
kalische Einspielungen. Die teilweise 
selbst komponierten Klänge spielen 
nicht nur im privaten Alltag der Künst-
lerin eine wichtige Rolle, sondern 
werden auch zum Soundtrack ihrer 
Videos. In ihrer Flüchtigkeit ist die 
Melodie dabei mit einem Gefühl, einer 
Emotion vergleichbar. Für die Ewig-
keit festhalten lassen sie sich auch in 
Bournigaults künstlerischer Praxis 
nicht, doch in der intensiven und 
kontinuierlichen Befragung werden 
sie für einen Moment nahezu fassbar.

REBECCA BOURNIGAULT
12.12.08 – 07.02.09

«portraits, temps réel», 1994

installation view from the exhibition “new generation”, 2007
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Lieber Kunstliebhaber, die Blockbuster-Saison steht wieder vor der Tür.

Ähnlich wie in der Spielfilmindustrie, in der dieser Streifen mit dem Hai – «Der weisse Hai» (1975) – 
das Tempo der Filmspielzeit für immer verändert hat, hat ein anderer Hai – und es handelt sich 
dabei eindeutig um einen grossen weissen – die Art und Weise verändert, wie wir hier in der Londoner 
Kunstwelt unser Jahr ausrichten: die Frieze Art Fair. Rothko (Tate Modern), Bacon (Tate Britain), 
Warhol (The Hayward), Richter (Serpentine Gallery), Serra (Gagosian) und Motherwell (Jacobson) 
sind alle in der Stadt, ganz zu schweigen von der grossen Ausstellung über den Kalten Krieg im 
V&A. 

Die amerikanische Kunsttheoretikerin und Historikerin Rosalind Krauss hat einmal behauptet, 
dass es nach dem Pop keine Kunst mehr gäbe. Sie hat damit nahe gelegt, dass Pop, wie ein Gespenst, 
nicht bloss eine Bewegung der 1960er Jahre darstellt, sondern uns auch heute noch wie ein böser 
Spuk heimsucht. Charmant, nicht wahr? Unbewusst könnte Krauss über diese Stadt geschrieben 
haben: Die Wahrheit über London ist Pop! London ist Spektakel! Die Beatles und die Stones, 
Hockney und Blake, die Kings Road, um nur einige Aspekte zu nennen, haben London für immer 
verändert. In der Ära Blair nannte man das Phänomen sogar «Brit-Pop», und es leuchtet ein, dass 
der Durchbruch der Young British Artists (kurz YBA) laut und dreist wurde, getrieben von der 
Energie des Boulevard, mit ihrem wichtigsten Zuschauer, Charles Saatchi, einem Werbefachmann.

Als ich zum ersten Mal in diese Stadt kam, schien es, als ob nur ein paar grosse Galerien für 
Gegenwartskunst existierten: Annely Juda, Waddingtons und D’Offay’s. Zu dieser Zeit waren 
White Cube und Karsten Schubert die jungen Thronanwärter, und die Cork Street galt als die 
Hauptachse der städtischen Kunstwelt. Die legendären Square-Picknicks von Joshua Compston 
(von Factual Nonsense) bestätigten die Ankunft der YBAs (die eigentlich nun MBAs sind – Middle-
aged British Artists) als eine dem Spektakel verpflichtete Avantgarde. Aber in Wirklichkeit waren es 
Damien Hirst und seine mittlerweile berüchtigte Ausstellung «Freeze» sowie die übrigen YBAs, die 
den grossen Kunstboom tatsächlich ankündeten.

text: sherman sam

über londons kunstszene
Von diesem Zeitpunkt an veränderte sich die Kunstlandschaft.

Letztlich sollten wir den Hut vor Matthew Slotover und Amanda Sharp ziehen, die ein kleines 
und kennerhaftes Kunstmagazin zu einer superangesagten Kunstmesse umgekrempelt haben. Wenn 
Basel die Messe für die grossen Geschäfte der Erwachsenen ist, dann verkörpert Londons Frieze den 
hippen, rotzigen Teen in enger Jeans. Heute haben wir unter anderem Hauser & Wirth, Haunch of 
Venison (unterstützt von Sie-wissen-schon-wem), das mittlerweile gigantische Unternehmen von 
White Cube, Monika Spruth und Philomene Magers, Victoria Miro (die sich von einem Kleinod in 
der Cork Street zu einem ausserordentlichen Juwel in Islington gewandelt hat) sowie Gagosian, die 
sich im Wettstreit darum, zur grössten Galerie der Stadt zu werden, gegenseitig aus dem Weg zu 
räumen versuchen. 

Ausserdem existieren viele Boutique-Galerien wie Riflemaker, Hales, Rocket, Hollybush Gardens, 
Ancient & Modern, One in the Other, Harald Street, Ritter/Zamet, Von Bartha (natürlich!), und 
Kate Macgarry’s. Die Vyner Street im East End ist zur neuen Cork Street geworden, und es gibt 
zahlreiche alternative oder von Künstlern betriebene Räume, unabhängige Projekte von Kuratoren 
sowie Kunsträume, die nur für die Dauer einer Schau eröffnet werden. Letztere können als die Kin-
der von City Racing gesehen werden, einem renommierten, nichtkommerziellen und von Künstlern 
geführten Betrieb, der viele unserer aktuellen Stars in der Zeit von 1988–98 ausgestellt hat. Schliess-
lich sind noch Artprojx und Art Angel zu erwähnen, die eine unvergleichliche Fähigkeit dafür haben, 
«Shows», eigentliche Wunderwerke, an die Öffentlichkeit zu bringen, wie es für normale Aussteller 
nur mit Mühe zu bewerkstelligen wäre. 

Als Erinnerung an die guten alten Zeiten ist Saatchi mit der dritten Inkarnation seiner Saatchi 
Gallery zurückgekehrt, diesmal mit einer neuen Niederlassung in Chelsea, die gleichzeitig mit Frieze 
eröffnet und von Phillips de Pury & Company gesponsert wurde. Um seine Reise rund um die Welt 
in 80 Ausstellungen fortzusetzen, hat Saatchi mit chinesischer «Avantgarde»-Kunst wiedereröffnet. 
Allerdings gilt Saatchi heute nicht mehr als der einzige gut gerüstete Aussteller. Louise Blouin und 
ihre Foundation (Holland Park) ist zusammen mit der James Turrel Installation, Anita Zabludbo-
wicz und 176 (Chalk Farm), der Parasol Unit (Islington), David Roberts und der Gallery One One 
One (Marylebone, bald mit neuen Standorten in Camden und Fitzrovia), sowie Maddalena & Pao-
lo Kind und ihren West London Projects (Fulham) zwar von kleinerem Format, bringt aber einen 
persönlicheren Blick und weniger unternehmerisch geprägte Visionen in das Sammlerwesen, als 
Saatchis Supermarkt. Diese Galerien kommen wohl keinen Medici-Kappellen gleich, aber es fühlt 

about london’s art scene
Dear Art Lover,
Blockbuster season is once 
again upon us!

Like the film industry, where that 
movie with the shark – Jaws (1975) – 
changed the tempo of the film season 
forever, another shark – and it is most 
definitely a Great White – has changed 
the way we orient our year here in the 
London art world: Frieze Art Fair. 
Rothko (Tate Modern), Bacon (Tate 
Britain), Warhol (The Hayward), 
Richter (Serpentine Gallery), Serra 
(Gagosian) and Motherwell (Jacob-
son) are all in town, not to mention a 
great exhibition about the Cold War 
at the V&A. 

The American art theorist and 
historian Rosalind Krauss once argued 
that there was no art after pop. She 
was suggesting that Pop rather like a 
spectre was not just a movement of 
the Sixties but instead still haunts us 
like a bad spirit today. Charming, no? 
Unconsciously Krauss could have been 
writing about this town. The truth is 
London is Pop! London is Spectacle! 
The Beatles and the Stones, Hockney 
and Blake, the Kings Road, amongst 
many others changed London forever. 
In the Blair years, they even called it 
“Britpop”; and it makes sense that the 
YBA breakout would be a loud brash 
one, driven by tabloid energy, with 
their chief spectator, Charles Saatchi, 
an advertising man. 

When I first came to this city, it 
seemed as if there were just a few large 
galleries for contemporary art: Annely 
Juda, Waddingtons and D’Offay’s. 
White Cube and Kasten Schubert were 
then the young pretenders; and Cork 
Street, the art world’s main drag. 
Joshua Compston’s (of Factual Non-
sense) famous Hoxton Square picnics 
helped confirm the arrival of the YBAs 
(Young British Artist, who are now 
actually MBAs – Middle-aged British 
Artists) as a spectacle-based “avant-
garde”. But really it was Damien Hirst, 
his now infamous exhibition Freeze, 
and the rest of the YBAs that really 
announced the great art boom. 

From then on the landscape 
changed. 

Ultimately we should salute Matthew 
Slotover and Amanda Sharp for in-
verting a little in-the-know art mag 
into a super fashionable art fair. If 
Basel is the big business grown-up fair, 
then London’s Frieze serves as the hip, 
stroppy teen in tight jeans. Today we 
have Hauser & Wirth, Haunch of 
Venison (who are backed by you-
know-who), the now giant entity of 
White Cube, Monika Spruth and 
Philomene Magers, Victoria Miro 
(who morphed from a little gem in 
Cork Street into a most enormous one 
in Islington), Gagosian, amongst many 
others, trying to elbow each other out 
of the way to become the most biggest 
gallery in town. There are also plenty 

of boutique galleries like Riflemaker, 
Hales, Rocket, Hollybush Gardens, 
Ancient & Modern, One in the Other, 
Harald Street, Ritter/Zamet, Von Bar-
tha (of course!) and Kate Macgarry’s. 
Vyner Street in the East End is the new 
Cork Street, and there are now 

numerous alternative spaces, artist-
run spaces, independent curator 
projects and spaces that appear for 
just one show. The latter could all be 
considered the children of City Racing 
(a renowned non-profit, artists-run 
space which exhibited many of our 
current stars between 1988-98). Fi-
nally there is Artprojx and Art Angel 
whose ability to bring to the public 
“shows”, actually phenomenon,which 
normal spaces could not easily 
support.

As a reminder of the “good old 
days”, Saatchi is back with the third 
incarnation of his Saatchi Gallery. 
This time with a new base in Chelsea, 
opened in sync with Frieze, and spon-
sored by Phillips de Pury & Company. 
To continue his round-the-world-in-
80-exhibitions, he’s reopened with 
“avant-garde” Chinese art. However 
today Saatchi is not the only well 
collected one. Louise Blouin and her 
foundation (Holland Park) complete 
with James Turrell installation, Anita 

Zabludbowicz and 176 (Chalk Farm), 
Parasol Unit (Islington), David Roberts 
and Gallery One One One (Maryle-
bone, soon to be moving to Camden 
and Fitzrovia), Maddalena & Paolo 
Kind and their West London Projects 
(Fulham), are all smaller in scale but 

they bring a more personal eye and 
less corporate vision to collecting than 
Saatchi’s supermarket. These are all 
not quite Medici Chapels, but it 
certainly feels as if London is having a 
Medici moment.

In English football today there is 
hardly a team in the Premiership (foot-
ball) that is completely English or 
British born. Actually there are few 
teams in any top division that does 
not have at least a few of foreigners; 
such is the international nature of that 
sport (for example, FC Basel boasts 
twelve nationalities in its squad). 
Likewise the art world here has 
become internationalized in every 
sense of the word. Artists come from 
all over to attend school, to reside, 
create and participate in the London 
scene. This year’s Turner Prize includes 
artists born in Poland, Bangladesh 
and Northern Ireland, and all resident 
in the UK. It is the same case for 
artworkers like curators and critics. 
Uber-hot curators like the Swiss-born, 

sich durchaus so an, als ob London zurzeit einen Medici-Moment erleben würde. 
Im englischen Fussball gibt es heute kaum noch ein Team in der ersten Liga, dessen Aufstellung 

sich komplett aus gebürtigen Engländern oder Briten zusammensetzt. Tatsächlich existieren nur 
wenige Teams in der höchsten Spielklasse, die nicht mindestens über einige wenige Ausländer ver-
fügen, was an der internationalen Natur dieses Sports liegen dürfte (der FC Basel zum Beispiel 
rühmt sich mit einem Kader, das zwölf Nationalitäten umfasst). Analog dazu hat sich auch die 
Kunstwelt internationalisiert – in jedem Sinne des Wortes. Künstler aus aller Welt kommen nach 
London, um hier Schulen zu besuchen, sich niederzulassen, und um die Londoner Szene mitzuge-
stalten und an ihr teilzuhaben. Der diesjährige Turner-Preis vereint Künstler aus Polen, Bangladesch 
und Nordirland, die alle in Grossbritannien ansässig sind. Dasselbe gilt für Kunstschaffende wie 
Kuratoren und Kritiker. Superangesagte Kuratoren wie Hans-Ulrich Obrist (Serpentine), ein gebür-
tiger Schweizer, und Ralph Rugoff (Hayward) sind aus Paris respektive San Francisco angereist; 
beide haben sich Jens Hoffman angeschlossen, der damals im Institute of Contemporary Art wirkte. 
Die aus dieser Zusammenarbeit resultierenden Programme haben in der kulturellen und intellektu-
ellen Landschaft der Stadt eine neue Dimension geschaffen.

Das soll nicht heissen, dass London nicht auch über einheimische Talente verfügen würde! Das 
Camden Arts Centre, die South London Gallery und The Whitechapel werden von den starken 
Händen Jenni Lomax’, Margot Hellers und Ivona Blaswicks geführt. Sie alle haben Künstler ausge-
stellt, die vielleicht weniger stark im Trend liegen, die aber trotzdem stimulierend sind. Lomax und 
Heller haben ihre Lokalitäten bereits einer Renovierung unterzogen, während wir höchst unge
duldig auf Ivonas Wiedereröffnung der Whitechapel im kommenden Frühjahr warten. Die White
chapel wird über doppelt so viel Fläche wie bisher verfügen, wobei der grösste Teil davon Bildungs-
zwecken sowie einem Restaurant gewidmet sein wird. Dennoch wird die Whitechapel über zwei 
neue Galerieräume verfügen.

Was sage ich da, lieber Kunstliebhaber? Für eine ganze Weile war London ein Finanzzentrum, ein 
Ort, an dem man handelte und an dem man sich traf, eine Transitzone zwischen Europa und 
Amerika und, nicht zu vergessen, eine Reisedestination für Touristen und die Heimat von James 
Bond – eine Stadt, gerührt und nicht geschüttelt. London war ein Ort für Kultur, ja, aber nicht sehr 
relevant für die zeitgenössische Kunst. Das war damals, nun schreiben wir das 21. Jahrhundert. Was 
ich versucht habe zu zeigen, ist, dass London zu einem Ort für Gegenwartskunst geworden ist – 
keiner, den ich notwendigerweise herbeigezaubert hätte, wenn ich die Macht dazu hätte, aber 

unbestritten zu einer Drehscheibe der Kreativität, die einen kritischen, und sicher auch finanziellen 
Beitrag zur globalen Kunstszene leistet. Wie viele andere Städte der Welt – von New York einmal 
abgesehen – können mit so vielen Kunstmagazinen prahlen wie London? Das Indiz einer boomen-
den Kunststadt sind ganze Subkulturen von Künstlern, die wie wild arbeiten, sich mit ihren Freun-
den austauschen und sich nicht bewusst sind über die Existenz der anderen…

Wie auch immer, wir alle sind nun in einen mustergültigen Wirtschaftssturm geraten. An einem 
Tag des wirtschaftlichen Kollaps’ in diesem September schien die Welt Kopf zu stehen, als Damien 
Hirst seinen Keller in Sotheby’s leerte und dafür ein paar Millionen Pfund einstecken konnte. Hirsts 
neue coole Millionen sind ohne Zweifel eher ein Zeugnis für seinen Geschäftssinn als für sein künst-
lerisches Können. (Als einer seiner Schädel sich nicht verkaufen liess, kaufte er ihn mit seinem Busi-
ness Manager – wie viele Künstler mit einem Business Manager kennen Sie?). Das Gerücht hält sich, 
dass all jene Bankiers, die seine Werke zu Höchstpreisen gekauft haben, diese nun nicht einmal für 
einen müden Dollar weiterverkaufen können. Das bedeutet wohl, dass sie die Werke zuhause behal-
ten und sich an ihrer Beute ergötzen müssen. Im Hinblick auf die rasant fluktuierenden Aktien fragt 
man sich, ob Londons kulturelles Kapital auch an Wert verlieren wird… Ich bezweifle dies ernst-
haft. Schauen Sie sich Manhattan an! Also steigen Sie in diese Flugzeuge, Züge und Autos und 
kommen Sie rüber, um unsere Reichtümer zu bewundern – denn es sind Reichtümer.

Also, lieber Kunstsammler, bitte sammeln Sie weiterhin... Und Sie, lieber Kunstliebhaber, bitte 
lieben Sie weiterhin!

Sherman Sam ist Künstler und Schriftsteller, wohnhaft in London und 
Singapur. Sein Werk wurde kürzlich im Rahmen der Ausstellung «M25: Around 
London» gezeigt, kuratiert von Barry Schwabsky im Centro Cultural Andratx, 
Mallorca, Spanien (13. September – 26. Oktober). Sherman Sam ist leitender 
Schriftsteller auf www.kultureflash.com und schreibt als London Korrespon-
dent für The Brooklyn Rail.

Text: shermann sam
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Hans Ulrich-Obrist (Serpentine) 
arrived from Paris, and Ralph Rugoff 
(Hayward) has landed from San 
Francisco; both joining Jens Hoffman 
who was then at the ICA. Their result-
ing programs have brought another 
dimension to the cultural and intellec-

tual landscape of the city.
That’s not to say that London is 

not full of home grown talent. Cam-
den Arts Centre, South London 
Gallery and The Whitechapel are 
under the strong guiding hands of 
Jenni Lomax, Margot Heller and 
Ivona Blaswick respectively. All of 
whom have exhibited artists that are 
perhaps less fashionable but none-
theless stimulating. Lomax and 
Heller have already steered their 
spaces into refurbishment, while we 
most eagerly await Ivona’s reopen-
ing of The Whitechapel next spring. 
It will have twice as much floor 
space, but most of this is dedicated 
to education and a restaurant. How-
ever The Whitechapel will still have 
two new galleries spaces.

So what am I saying, dear art 
lover? 

For the longest time, London has 
been a financial hub, a place to trade 
and a place to meet, a transit point 
between Europe and America, not to 

mention a tourist destination, and 
James Bond’s base – a city always 
stirred not shaken. A place for culture, 
yes, but maybe not so relevant for 
contemporary art. That was then, 
now it’s the 21st Century. What I have 
been trying to show is that it has now 
become a place for contemporary art, 
not one that I necessarily would have 
conjured had I the power but certainly 
a hub of creativity that contributes 
critically, if not financially, to the 
global scene. How many other cities 
in the world can boast as many art 
mags as we do, New York aside. The 
sign of booming art city is whole 
subcultures of artists working furiously 
away, discoursing with their mates, 
and not being aware of the existence 
of the others….

However, we have all just floated 
into a perfect economic storm. In a 
day of economic meltdown this past 
September, it seemed topsy turvy that 
Damien Hirst could clean out his base-
ment at Sotheby’s and pocket quite a 
few million pounds. Hirst’s new cool 
millions are no doubt a testimony 
more to his business acumen than to 
artistic skill. (When one of his skulls 
did not sell, he bought it with his busi-
ness manager – how many artists do 
you know with a business manager – 
and dealer.) Rumour is that now all 
those bankers who bought his works 
at top price can’t resell them for bot-
tom dollar. I guess that means they’ll 
have to keep them at home and enjoy 
their spoils. With stocks fluctuating so 
rapidly, one wonders if London’s cul-
tural capital will also be devalued… I 
sincerely doubt it. Look at Manhat-
tan. So get on them planes, trains and 
automobiles, and come on over to 
take in our riches – and they are rich-
es. 

So dear art collector, please keep 
collecting…. And dear art lover, please 
keep loving!

Sherman Sam is an artist 
and writer based in London 
and Singapore. His work was 
recently included in M25: 
Around London, curated by 
Barry Schwabsky at Centro 
Cultural Andratx, Mallorca, 
Spain (13 September –  
26 October). He is senior 
writer at kultureflash.com 
and London correspondent 
for The Brooklyn Rail.
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The art scene in Stockholm has 
fundamentally changed in the 
last years. A city has emerged 
where contemporary art plays 
an important role. A report.

When I arrived from London 12 years 
ago most contemporary art galleries 
in Stockholm were small operations in 
the richer Östermalm area of the city. 
Then gradually the city’s art life began 
to thrive under a wider international 
focus with Swedish artists gaining sig-
nificant critical attention overseas. 
The commercial galleries rallied be-
hind this momentum and began to de-
velop a new self-image.
Now, in a hidden corner of the west 
side of the city called Vasastan, close 
to the edge of this small and centra-
lized city, a cluster of galleries has 
emerged. Hudiksvallsgatan , behind 
Vanadisplan, has become the epicen-
ter of what the press call “Stockholm’s 
mini-Chelsea”. It comprises nine gal-
leries in the immediate area and a 
further nine in the surrounding 
district. 

Apart from a few notable excep-
tions, this small area now houses the 
highest concentration of high-level, 
internationally focused contemporary 
art galleries in Stockholm. Many of 
the spaces are in one of Stockholm’s 

first modern light-industry buildings, 
designed in the 1930’s by Ragnar Öst-
berg, architect of Stockholm’s City 
Hall, venue of the Nobel Prize.

It all started about four years ago 
when the gallery Brändström & Stene 
(now Brändström Stockholm) moved 
into impressive spacious premises at 
Hudiksvallsgatan 6. Suddenly there 
was a gallery in Stockholm that had 
an exclusive yet raw feeling you can 
only find in a renovated industrial 
building. 

In 2007 we re-launched Galerie 
Nordenhake’s Stockholm branch in a 
ground floor space in the building and 
brought in architect Erik Andersson 
to design the space. We were joined by 
many others. Critical mass became a 
fact and now on Hudiksvallsgatan 
and its adjoining streets you will find 
Andréhn-Schiptjenko, Brändström 
Stockholm, Galerie Nordenhake, 
Galleri Andersson Sandström, Galleri 
Flach + Thulin, Mia Sundberg Galleri, 
Christian Larsen and Natalia Goldin 
Gallery.

Bonniers Konsthall opened its 
doors in 2006 and now plays a major 
role in the cultural life of the city with 
a strong contemporary programme 
under the direction of Sara Arrhenius. 
The glass facaded and wedge-formed 
building itself has also received much 

acclaim and was designed by Johan 
Celsing. The strong identity of the 
Konsthall and the emergence of the 
gallery area in the Vasastan have crea-
ted a new cultural axis in the city’s to-
pography. A 15 minute walk from one 
to the other will also lead you past 
younger profile galleries the likes of 
Crystal Palace, Loyal and ALP Galleri 
Peter Bergman.

The development has attracted a 
great deal of attention in the press, 
drawing big crowds to the area most 
weekends to see what all the fuss is 
about. The move from boutique spaces 
in the richer eastern area of the city 
represents an optimism from the 
galleries in a changing market and a 

commitment to a less local forum for 
contemporary art. In this period of 
optimism one has encountered new 
and younger buyers who view art as a 
life style choice.

As in many cities where galleries 
make the first forays into relatively 
unexplored areas, retail outlets and 
restaurants follow. At this early stage 
one of the best food options is the tiny 
concept dumpling restaurant, Steam 
(St Eriksgatan 118) - a great place to 
pick up hand-made dumplings or 
noodle soup with duck. A short walk 
to Odenplan will lead you to the clas-
sic restaurant, Tranan. The bar down-
stairs has, over the years, hosted live 
performances from the likes of Tom 

Waits, the Chemical Brothers and Es-
björn Svensson Trio.

Another alternative, slightly further 
afield, is the restaurant and bar, 
Allmänna Galleriet 925 (aka simply as 
AG) on Kronobergsgatan 37. Easy to 
miss, take the first door to the left 
after the adult shop. Two floors up 
and with traces of its former tenants 
still visible, this restaurant also has 
high ambitions on the art front. There 
is a rolling program of exhibitions and 
a few years ago they even had a larger 
exhibition of works by Banksy.

These days it seems that all 
restaurants and bars have to have 
exhibition programs in order not to be 
totally out of the loop. Lydmar, 
Stockholm’s coolest design hotel, 
started the tradition many years ago 
with both great art hanging in the 
restaurant and rooms as well as 
excellent live music. Lydmar had its 
own curator for these shows. Unfor-
tunately the old hotel was forced out 
of its space but has recently reopened 
at the auspicious address of Södra 
Blasieholmshamnen 2 , between Grand 
Hotel and the National Museum.

I myself started a program of site-
specific art commissions at the historic 
restaurant Riche (Birger Jarlsgatan 4). 
Here you can see integrated works by 
Jonas Dahlberg, Gunilla Klingberg, 
Roger Andersson and Jonas Nobel as 
well as perhaps eat off a limited edition 
plate decorated by Jockum Nordström. 
Riche continues to run a high quality 
art program in addition to architectu-
ral projects. See the toilets in Lilla 
Baren, the main restaurant and the 

men’s toilet in the connected Teater 
Grillen to get the full tour!

Another development over the last 
three years has been the initiation of a 
new art fair in Stockholm. The Stock-
holm Art Fair at Sollentuna Mässa lost 
ground over the years which led to a 
competing fair in Alvsjö running con-

currently. The best galleries had enough 
of this situation and boycotted both, 
deciding instead to start a new fair on 
their own terms. Called, MARKET, the 
fair takes place at Konstakademien 
(13 –15 February 2009), right in the 
centre of the city and profiles the top 
end of the Nordic gallery scene.

DIe kunstszene in stockholm hat sich in den vergangenen jahren grundlegend 
gewandelt. entstanden ist eine stadt, in der die gegenwartskunst eine wichtige 
rolle spielt. ein erlebnisbericht.

Als ich vor 12 Jahren von London nach Stockholm gekommen bin, waren die meisten Galerien für 
Gegenwartskunst kleine Unternehmungen, die im reicheren Teil der Stadt, dem Östermalm-Bezirk, 
angesiedelt waren. Zu jener Zeit begann das Kunstleben der Stadt unter einem zunehmend interna-
tionalen Fokus aufzublühen, und schwedische Künstler fanden vermehrt Beachtung in Übersee. Von 
der Dynamik dieser Entwicklung getragen, schlossen sich die kommerziellen Galerien zusammen 
und begannen, ein neues Selbstverständnis zu entwickeln.

Seither haben sich in Vasastan, einer versteckten Ecke im Westen Stockholms, nahe der Peripherie 
dieser kleinen und zentralisierten Stadt, zahlreiche Galerien niedergelassen. Hudiksvallsgatan, hinter 
Vanadisplan gelegen, ist zum Epizentrum des von der Presse als «Stockholmer Mini-Chelsea» 
bezeichneten Viertels geworden. Vasastan umfasst neun Galerien in unmittelbarer Nähe sowie 
weitere neun Galerien in der umliegenden Gegend. 

Abgesehen von ein paar wenigen nennenswerten Ausnahmen weist dieser überschaubare Bezirk 
die höchste Konzentration an hochstehenden, international ausgerichteten Galerien für zeitgenös-
sische Kunst in ganz Stockholm auf. Zahlreiche Galerien haben sich in den ersten modernen 
Fabrikbauten der Beleuchtungsindustrie eingerichtet, die in den 1930er Jahren von Ragnar Östberg 
entworfen wurden, jenem Architekten, der das Stockholmer Stadthaus, in dem die Verleihung des 
Nobelpreises stattfindet, entworfen hat. 

Diese Entwicklung setzte vor etwa vier Jahren ein, als die Galerie Brändström & Stene (heute 
Brändström Stockholm) den eindrucksvollen, weitläufigen Bau an der Hudiksvallsgatan 6 bezog. 
Plötzlich existierte eine Galerie in Stockholm, von der eine exklusive und doch raue Leuchtkraft 
ausging, wie sie nur in einem renovierten Industriegebäude zu finden ist. 

Im Jahr 2007 haben wir den Stockholmer Zweig der Galerie Nordenhake im Erdgeschoss dieses 
Gebäudes wiedereröffnet und Erik Andersson mit dem Entwurf der Räumlichkeiten beauftragt. 
Schon bald stiessen andere Galerien hinzu. Kritische Masse wurde zur Tatsache, und inzwischen 
haben sich am Hudiksvallsgatan und den anliegenden Strassen Andréhn-Schiptjenko, Brändström 
Stockholm, Galerie Nordenhake, Galleri Andersson Sandström, Galleri Flach + Thulin, Mia 
Sundberg Galleri, Christian Larsen und die Natalia Goldin Gallery niedergelassen. 

Die Bonniers Konsthall öffnete ihre Türen 2006 und spielt nun mit ihrem imposanten zeitgenös-
sischen Programm unter der Direktion von Sara Arrhenius eine wichtige Rolle im kulturellen Leben 
der Stadt. Der keilförmige Bau mit der Glasfassade, der von Johan Celsing entworfen wurde, hat 
viel Beifall erhalten. Die markante Identität der Konsthall und die Entstehung des Galerienquartiers 
in Vasastan haben eine neue kulturelle Achse in der städtischen Topographie geschaffen. Ein viertel-
stündiger Spaziergang von der Konsthall zu den Galerien führt auch an Galerien mit jüngerem 
Profil vorbei, wie etwa dem Crystal Palace, Loyal und der ALP Galleri Peter Bergman. 

Die Veränderungen in Vasastan haben nicht nur die Aufmerksamkeit der Presse auf sich gezogen, 
sondern auch einen Besucherstrom ausgelöst. An den Wochenenden sind die Strassen Vasastans 
jeweils stark frequentiert, weil die Leute herausfinden wollen, was es mit dem Wirbel um den Bezirk 
auf sich hat. Im Umzug der Galerien aus den Boutique-Räumen des reicheren östlichen Stadtteils 
manifestiert sich der Optimismus eines sich ändernden Marktes und darüber hinaus die Zusage an 
ein Forum für Gegenwartskunst, das sich nicht mehr nur auf das Lokale beschränkt. In dieser Phase 
des Aufbruchs trifft man auf neue und jüngere Käufer, die Kunst als eine Form von Lifestyle be-
greifen. 

Wie in vielen Städten, in denen die Galerien den ersten Schritt in zuvor relativ unbekanntes Gebiet 
wagten, folgten auch in Stockholm bald der Einzelhandel und die Restaurants. Ein kurzer Spazier-
gang zum Odenplan führt am klassischen Restaurant Tranan vorbei; die Bar im Untergeschoss hat 
über die Jahre Live-Auftritte von Grössen wie Tom Waits, the Chemical Brothers und dem Esbjörn 
Svensson Trio veranstaltet. 

Ein anderes alternatives Restaurant mit Bar, das etwas weiter vorne liegt, ist die Allmänna Galleriet 
925 (auch einfach AG genannt) am Kronobergsgatan 37. Um das Lokal nicht zu verfehlen, sollte 
man sich die erste Türe links nach dem Sexshop merken. Im zweiten Stock gelegen und noch immer 

Text: ben loveless

stockholms neue kunstszene

Text: ben lovelessStockholm’s new art axis

During my time here these changes can 
be seen as little short of a revolution in 
terms of the way in which the city sees 
and experiences itself in a cultural con-
text and its position as a dynamic and 
diverse city for contemporary art from 
an international perspective.
Ben Loveless, director Galerie Nordenhake, Stockholm

1  Hudiksvallsgatan (PHOTO: Carl Henrik Tillberg)
2  Galerie Nordenhake (PHOTO: Carl Henrik Tillberg)
3  Restaurant Steam (PHOTO: Ben Loveless)
4  Hotel Lydmar (PHOTO: Lydmar Hotel)
7 	Gunilla Klingberg AT Riche (PHOTO: Gunilla Klingberg)

von sichtbaren Spuren der Vormieter gezeichnet, verfolgt dieses Restaurant ebenfalls hohe Ambitio-
nen an der Kunstfront. Geboten wird ein alternierendes Ausstellungsprogramm und vor einigen 
Jahren wurde sogar eine grössere Schau der Arbeiten von Banksy gezeigt. 

Heutzutage scheint es, als ob alle Restaurants und Bars eigene Ausstellungsprogramme anbieten 
müssten, um mit dem gegenwärtigen Trend Schritt halten zu können. Lydmar, Stockholms coolstes 
Designhotel, hat diese Tradition vor vielen Jahren sowohl mit der Präsentation grosser Kunst im 
Restaurant und in den Zimmern als auch mit exzellenter Livemusik begründet. Lydmar beschäftigt 
für seine Veranstaltungen einen hauseigenen Kurator. Leider musste das Hotel seine alten Räumlich
keiten verlassen, es wurde aber kürzlich an viel versprechender Adresse am Södra Blasieholms
hamnen 2, zwischen Grand Hotel und Nationalmuseum, wiedereröffnet. 

Ich selbst habe im historischen Restaurant Riche (Birger Jarlsgatan 4) ein Projekt für standort
spezifische Kunst lanciert. Hier sind integrierte Werke von Jonas Dahlberg, Gunilla Klingberg, 
Roger Andersson und Jonas Nobel zu sehen, und ausserdem lässt sich aus Tellern aus der limitierten 
Edition von Jockum Nordström essen. Riche bietet neben Architekturprojekten auch ein hoch
karätiges Kunstprogramm. Sehen Sie sich die Toiletten in Lilla Baren, dem Hauptrestaurant, und die 
Männertoiletten im angrenzenden Teater Grillen an, um sich ein komplettes Bild zu verschaffen!

Ein weiteres Novum der letzten drei Jahre ist die Eröffnung einer neuen Kunstmesse in Stockholm. 
Die Stockholm Art Fair in der Sollentuna Mässa hat über die Jahre an Boden verloren, weshalb eine 
konkurrierende Messe in Alvsjö eröffnet wurde, die jeweils zur gleichen Zeit stattfindet. Weil sie mit 
dieser Situation unzufrieden waren, boykottierten die herausragenden Stockholmer Galerien beide 
Messen und initiierten stattdessen eine neue Kunstmesse, die den eigenen Vorstellungen entsprach. 
Die Messe findet unter dem Namen MARKET in der Konstakademien im städtischen Zentrum statt 
(13. – 15. Februar 2009) und prägt somit das obere Ende der nordischen Galerienszene. 

Die Veränderungen, die sich während meines Aufenthalts in Stockholm ereignet haben, scheinen 
fast einer Revolution gleichzukommen bezüglich der Art und Weise, wie sich Stockholm im 
kulturellen Kontext sieht und erlebt. In Stockholm, dieser dynamischen und vielfältigen Stadt, ist 
ein Raum für Gegenwartskunst mit internationaler Perspektive entstanden.

Ben Loveless, Direktor der Galerie Nordenhake, Stockholm
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Es sollte ein historischer Moment wer-
den: Eine Auktion mit Werken nur ei-
nes einzigen Künstlers, frisch aus dem 
Atelier und direkt auf den Block von 
Sotheby’s.

Keine Galeristen, keine gierigen 
Zwischenhändler auf der Suche nach 
dem schnellen Reibach. Kaum eine 
Handvoll Künstler könnte sich erlau-
ben, den etablierten Betrieb derart zu 
düpieren – eigene Spielregeln aus dem 
Hut zu zaubern. Superstars wie Jeff 
Koons vielleicht, oder Takashi 
Murakami. Ganz sicher allerdings 
Damien Hirst. So blieb es denn auch 
dem Briten vorbehalten, die Szene mit 
einem solchen Coup über Wochen in 
verzückte Aufregung zu versetzten. 
Schließlich liebt die «Art World» nichts 
mehr als den wohlinszenierten Skan-
dal. Und dann auch noch zur besten 
Sendezeit: New Bond Street, London, 
15. September 2008, 19.00 Uhr.

Doch es sollte alles anders kommen. 
Nicht daß der zweitägige Auktions-
Marathon etwa kein Erfolg wurde, im 
Gegenteil. Fast alles kam unter den 
Hammer und der Gesamtumsatz von 
über 200 Mio. Dollar stellte sämtliche 
Erwartungen in den Schatten. Tiger-
hai in Formaldehyd gefällig? Für Tier-
freunde zum Schnäppchenpreis von 
17,2 Mio. Dollar. Doch würde Hirsts 
Rebellenstück, so zeichnet sich inzwi-
schen ab, nicht wegen der Chuzpe, 
seine Galerien zu umgehen, in die 
Annalen Einzug finden – sondern als 
spektakulärer Schluß- und Höhepunkt 
einer beispiellosen Kunst-Hausse. 
«Ladies and Gentlemen» hört man 
den Auktionator förmlich frohlocken: 
«Ein letzter Tanz auf dem Vulkan…?»

Seitdem kennt der Kunstmarkt nur 
eine Richtung – bergab. Die Gründe 
sind derweil bekannt: Armageddon, 
die drohende Implosion der Weltwirt-

schaft. So ist denn auch die anfängli-
che Euphorie, die Ausbeute der Hirst-
Sause belege in Zeiten wirtschaftlicher 
Not die Attraktivität von Sachwerten, 
vorerst verflogen. Die großen Londo-
ner Herbstauktionen vom Impressio-
nismus bis zu den Zeitgenossen muß-
ten durchweg enttäuschen, während 
auf der «Frieze» diejenigen Galeristen 
froh sein durften, die ihre Unkosten 
decken konnten. Und auch die 
Nachfrage nach junger Kunst aus 
China, noch bis vor kurzem nach oben 
offen, zeigt deutliche Blessuren. 
Immerhin rund 40 Prozent aller Lose, 
die Sotheby’s auf einer einschlägigen 
Auktion Anfang Oktober in Hongkong 
im Angebot hatte, blieben unverkauft, 
darunter Werke großer Namen wie 
Fang Lijun und Zeng Fanzhi. 

Die Party-Laune à la Art Basel 
Miami Beach ist erst einmal dahin. Im 
Oktober etwa eröffnete Karl Lagerfeld 

When Andrew Bick can not be 
found in his studio he might be 
standing in a river somewhere 
in Mid Wales. Why this is good 
for his art? Read on…

It is so easy to worry about making 
yourself more interesting than you 
really are. This is something that often 
cripples artists and can make us do 
deeply irrational and desperate things 
such as trying to read Bourdieu on an 
airplane. Newspaper sports pages are a 
better read when travelling because the 
relatively principled habits of sport 
suggest a healthy hobby rather than 
being another desperate cultural tourist 
using Ryanair to get to the next bien-
nale. Ryanair also rip you off for carry-
ing fishing tackle, skis, bikes, kayaks 
etc., if you didn’t know that already…

If any art world person tells you 
they are too busy being deeply engaged 
in their work to have a hobby they are 
either lying or foolish. What they 
really mean is that they have a bad, 
naff or predictable hobby like reading 
Heat magazine on the toilet, or worse, 

reading Frieze or looking at the ads in 
Artforum as a form of distraction or 
self-abuse. What is poor is that such 
surrogate diversions do not even 
require any form of dressing up (i.e. 
proper specialist hobby clothing) 
involving Lycra or Gore-Tex or both. 
One of the key lessons to take from 
childhood is the non-gendered value 
of dressing up, one that society at 
large deals with quite well, but that a 
quick glance at the predominant 
outfits at art fairs, for example, reveals 
we in contemporary art do badly. 
Television also does not count as a 
hobby, for the same reasons, obvious-
ly, but principally because it numbs 
the mind rather than emptying it. 
Trading on eBay doesn’t count either, 
though obviously many vital elements 
for your hobby might be bought at as-
tonishing discounts from that source. 

I am an artist who needs his hobbies. 
I try not to make hobby art and have 
not pushed my skills at my hobbies 
(cycling and fly-fishing) to the level of 
an art, therefore the gulf between my 
art world life and my road and 

Markt-geflüster
Text: Christian Schaernack

im New Yorker Central Park die von 
Chanel gesponserte «Mobile Art»-
Installation, ein temporäres Kleinst-
Museum nach dem Entwurf Zaha 
Hadids und gespickt mit eher ober-
flächlichen Auftragsarbeiten renom-
mierter Künstler. Doch was noch im 
vergangenen Jahr als glamouröser 
Gimmick durchgegangen wäre, scheint 
dieser Tage handfest deplaziert. Nie 
wirkte die leichtlebige Liaison zwi-
schen Kunst, Mode und Kommerz be-
langloser als in der harschen Realität 
des Spätherbstes 2008; Chanels schi-
ckes UFO-förmiges Gesamtkunstwerk 
kommt wie aus einer fernen Welt da-
her. Wohlgemerkt nicht aus der 
Zukunft – sondern aus der Vergangen
heit. 

Dabei täte eine Zwangspause dem 
Kunstrummel durchaus gut. Das 
Karussell drohte wegen Überfüllung eh 
zu entgleisen. Und ein paar Pferdchen 

It was to become a historic moment: an auction with the works of a single artist, fresh from the 
studio and directly onto the auction block at Sotheby’s. 

No gallerists, no greedy middle men on the lookout for a quick profit. Hardly a handful of artists 
could get away with hoodwinking the established art market like this by pulling their own rules of 
the game out of the hat. Super stars like Jeff Koons perhaps, or Takashi Murakami. But definitely 
Damien Hirst. Thus it was left to the British artist and this coup to send the art scene into raptures 
for weeks. After all the art world likes nothing better then a well staged scandal. And that at prime 
time: London, New Bond Street, 15 September 2008, 19.00 hours.

But things were to turn out very differently. Not that the two-day auction marathon was not 
going to be a success, quite the opposite. Almost everything came under the hammer and the total 
turnover of more than 200 million dollars exceeded all expectations. Care for a tiger shark in 
formaldehyde? For animal lovers at the bargain price of 17.2 million. But Hirst’s provocative move, 
it has become obvious in the meantime, would not enter history as a result of his chutzpah in 
bypassing his galleries, but as the spectacular high point and last act of an unprecedented art market 
boom. “Ladies and Gentlemen”, one hears the auctioneer crow, “a final dance on the volcano…?”

Since then the art market has gone in only one direction – down. The causes are known by now: 
Armageddon , the threat of an implosion of the world economy. Thus the initial euphoria that the 
success of the Hirst jamboree proves the attractiveness of tangible assets has for now faded away. 
The big London autumn auctions from Impressionists to contemporary artists were in every respect 
disappointing, while gallerists showing at the “Frieze” counted themselves lucky if they could cover 
their costs. The demand for works by young artists from China, until recently steadily rising, has 
also decidedly suffered. Forty percent of all lots offered by Sotheby’s in early October in Hong Kong 
remained unsold, including works by big names such as Fang Lijun and Zeng Fanzhi.

The party mood à la Art Basel Miami Beach is gone for the time being. In October Karl Lagerfeld, 
for example, opened in New York’s Central Park the Chanel Mobile Art Pavillion, a miniature 
temporary museum designed by Zaha Hadid, showing commissioned works of rather superficial 
quality by well known artists. But what only last year would have been a hit as a glamorous gim-
mick appeared this year as something emphatically out of place. Never did the blithe liaison between 
art, fashion and commerce seem more banal than in view of the harsh realities of the late autumn 
of 2008; Chanel’s stylish UFO-shaped pavilion seems to come from a very distant world. Not from 
the future, mind you, but from the past.

For all that, an imposed time-out would actually benefit the art market. The carousel threatened 
to jump out of the track due to overloading. And a few flying horses less would also not be a bad 
thing. “Market adjustment” is the term used in the jargon of economists. Great art will survive 
great crises. As will the true collectors, collectors out of conviction. The speculators meanwhile 
have not only ruined the prices, they will find that their calculations ultimately won’t pan out. 

All that remains is the question of Damien Hirst. The top dog of a whole generation of affluent 
artists, who grew up in the wake of the boom, lived up to his role once more. If formaldehyde had 
not already made him immortal before, it would, at the latest, be his performance on September 
15th, when the artist was in the right place at the right time for the final chord of an era. Or in the 
words of the master himself: “Beautiful Inside My Head Forever”.

Text: Christian Schaernack

Market rumours

riverbank life as cyclist and angler 
respectively is important to me. Inept-
itude is also important, and being out 
thought by a fish or a younger fitter 
cyclist (disappearing uphill into the 
distance without so much as a nod or 
a wave) allows me to address my 
failure in a cheerful context.

I know other artists/critics/curators 
ride bicycles as passionately as I do 
and that some of them also go fishing. 
But I rarely share my hobbies with 
these colleagues. Whether they are 
allies or mortal enemies [in the art 
world] the idea of settling scores or 
making career opportunities on the 
A200 or rivers of mid Wales is essen-
tially contrary to the spiritual release a 
hobby brings. And why, you could 
ask, should a hobby be about spiritual 
release? In my case simply because the 
confines of a profession which has 
found it necessary to reject any 
spiritual trappings, for largely undis-
putable reasons, requires as an anti-
dote moments of irrational clarity 
which are shared with no-one. To re-
inforce my argument here I have to 
turn not to an artist, cultural critic, 
curator or philosopher, but to a spec-
tacularly intelligent Welsh clergy-
man; R. S. Thomas, in his poem Afon 
Rhiw has the meaning of fly fishing 
captured as well as anyone…

I encourage students to have hobbies 
wherever feasible, because apart from 
being an amateur viola player I aban-
doned mine as a student and so was 
unhappy. In the educational spirit of 
our times, however, I will list the learn-
ing outcomes of my hobbies, as de-
spite there being two to consider, their 
outcomes are fairly interchangeable. 
This means that they could be consid-
ered part of a modular system in the 
ideal art school of the future, though I 
hope to have retired by then.

–	The chance to wear ridiculous 
clothes without analysis, censure or 
reference of any kind to your sexu-
ality/body/self image etc.

–	Reason to be outside in all weath-
ers, just for the sake of it.

–	Opportunity to enjoy being skilled 
at something of which you are defi-
nitely not bothered about proving 
your skill in to anyone else.

–	Mental emptiness, this being the 
chance of complete silence, for 
hours or a whole day, unbroken by 
speech and with all thoughts and 
ideas gradually petering out. 

–	Pointlessness taken to exacting 
conclusions.2 

–	The collecting of equipment required 
for the discipline in question, the 
specific details of which are subject 

to constant update and field testing. 

All hobbies have a uniform of some 
sort, even those as modest as train 
spotting (if you bother to look). Treat-
ing life as a hobby means you can 
transpose the notion of a uniform to 
many other areas. Hobbies come from 
an idea of solitary competition i.e. no 
other person is directly involved or 
implicated. The uniform has individu-
al quirks but largely makes you part 
of a particular crowd who do not need 
to bond or communicate in any in-
tense or meaningful way. Cyclists vary 
rarely say hello or share conversation 
when waiting at a traffic light. Anglers 
on the riverbank greet each other with 
the briefest exchange of information 
and then move on. Ad Reinhardt, to 
my knowledge, did not include the 
need for hobbies in his Art-As-Art 
writings, but in terms of everything 
else as everything else, they are the 
everything to beat all others. If more 
artists and curators were intelligent 
about having hobbies, my hope is that 
less bad art, bad seminars and badly 
curated exhibitions would occur, if 
only for the reason that success does 
not require power, money, influence 
and public displays of commitment in 
puritanical proportions, it requires 
good hobbies, a keen sense of failure 
and a good idea of your capacity to 
look ridiculous.
 

1	 R.S. Thomas, Afon Rhiw, taken from Se-
lected Poems, Penguin, pp 267– 268

2	 Such as: shaving 200 grams of the weight 
of your best bike; taking 1 minute less to 
ride six miles; seeing 5 Kingfishers in one 
afternoon; watching an otter eat a fish from 
less than 10 metres; catching your first 
salmon from a hard-fished river in Ireland, 
probably only because the entire local pop-
ulation of lethally efficient fishers are in the 
bars watching their country play France in 
the six nations. Putting the salmon back in 
the river because it is too big to eat on your 
own and too beautiful to kill and give 
away…

1 	R. S. Thomas, Afon Rhiw, Selected Poems, Penguin, pp 267–268 (frei übersetzt aus dem Englischen).

2	 Wie zum Beispiel: das Gewicht deines besten Rads um 200 Gramm verringern; für sechs Meilen eine Minute weni-
ger benötigen; fünf Eisvögel an einem Nachmittag sehen; einen Otter aus weniger als 10 Metern Entfernung beim 
Fressen eines Fischs beobachten; deinen ersten Lachs aus einem stark befischten Fluss in Irland zu ziehen, wahr-
scheinlich nur, weil die komplette einheimische Population an tödlich effizienten Fischern in der Bar sitzt und 
ihrer Nationalmannschaft beim Spiel gegen Frankreich am Six Nations Turnier zuschaut; den Lachs wieder in den 
Fluss zu werfen, weil er zu gross ist, um ihn allein aufzuessen, und zu schön, um ihn zu töten und wegzugeben...

Wenn Andrew Bick nicht in seinem Atelier zu finden ist, dann steht er vielleicht 
gerade in einem Fluss irgendwo in Mid Wales. Weshalb das gut ist für die Kunst, die 
er macht? Lesen Sie weiter.

Es ist einfach, sich darüber Sorgen zu machen, wie man sich selbst interessanter machen könnte, als 
man es eigentlich ist. Das ist etwas, was uns Künstler oft lähmt und dazu bringt, total irrationale 
und verzweifelte Dinge anzustellen, wie etwa im Flugzeug Bourdieu zu lesen. Der Sportteil der Zei-
tung ist eine bessere Lektüre während man reist, weil die relativ prinzipientreuen Eigenheiten des 
Sports viel eher auf eine gesunde Freizeitbeschäftigung schliessen lassen, als auf einen weiteren ver-
zweifelten Kulturtouristen, der mit Ryanair fliegt, um an die nächste Biennale zu gelangen. Ausser-
dem nimmt Ryanair dich aus, wenn du Angelzeug, Skis, Fahrräder, Kayaks usw. mitnehmen willst, 
falls du das nicht schon weisst…

Wenn dir eine Person der Kunstwelt erzählt, dass sie zu beschäftigt damit ist, sich für ihre Arbeit 
aufzuopfern, um sich daneben einem Hobby widmen zu können, dann lügt sie entweder oder ist 
dumm. Was solche Leute wirklich meinen, ist, dass sie ein schlechtes, blödes oder vorhersehbares 
Hobby haben, wie zum Beispiel das Heat Magazine auf dem WC zu lesen, oder noch schlimmer, 
Frieze zu lesen oder sich die Anzeigen im Artforum zur Zerstreuung oder Selbstquälerei anzusehen. 
Armselig an solchen Ersatzbefriedigungen ist, dass sie nicht einmal eine Kostümierung (also eine 
entsprechende, spezielle Hobby-Bekleidung) erfordern, die Lycra oder Gore-Tex oder beides ent-
hält. Eine der wichtigsten Lektionen der Kindheit ist der Wert der geschlechtlich unbestimmten 
Verkleidung, mit der die Gesellschaft als Ganzes ganz gut umgeht, bei der aber, wenn man einen 
flüchtigen Blick, etwa auf die vorherrschenden Outfits an Kunstmessen wirft, die Vertreter der zeit-
genössischen Kunst schlecht abschneiden. Das Fernsehen zählt ebenfalls nicht als Hobby, aus den 
gleichen, offensichtlichen Gründen, aber insbesondere deshalb, weil es das Gehirn nur betäubt, statt 
es zu entleeren. Ebay zählt auch nicht als Freizeitbeschäftigung, obwohl dort offensichtlich essenti-
elles Hobby-Zubehör mit erstaunlichem Preisnachlass erstanden werden kann. 

Ich bin ein Künstler, der seine Hobbys braucht. Ich versuche keine Hobbykunst zu machen und 
habe mein Können in meinen Freizeitbeschäftigungen (Radfahren und Fliegenfischen) nicht zur 
Kunst gemacht, deswegen ist mir die Kluft zwischen meinem Leben in der Kunstwelt und meinem 
Strassen- und Flussufer-Leben als Radfahrer und Angler wichtig. Unfähigkeit ist auch wichtig, und 
von einem Fisch oder von einem jüngeren, sportlicheren Radfahrer (der bergauf, ohne ein Wort oder 
Winken, in der Ferne verschwindet) überlistet zu werden, erlaubt es mir, meinem Versagen mit hei-
terer Gelassenheit zu begegnen. 

Ich kenne andere Künstler/Kritiker/Kuratoren, die so leidenschaftlich wie ich Rad fahren, und 
manche von ihnen gehen auch fischen. Aber ich teile meine Hobbys nur selten mit ihnen. Ob sie 
Verbündete oder Todfeinde (in der Kunstwelt) sind, die Idee, auf der A200 oder den Flüssen von Mid 
Wales offene Rechnungen zu begleichen oder Karrierechancen zu verfolgen, steht grundsätzlich im 
Widerspruch zur spirituellen Befreiung, die ein Hobby mit sich bringt. Und warum, könntest du jetzt 
fragen, sollte ein Hobby etwas mit spiritueller Befreiung zu tun haben? In meinem Fall ganz einfach 
deshalb, weil die Begrenzungen einer Profession, die jegliche spirituelle Aufmachung aus mehr oder 
weniger unumstrittenen Gründen ablehnt, Momente der irrationalen Klarheit als Gegengift einfor-
dern, die mit niemandem geteilt werden sollten. Um meiner Argumentation Nachdruck zu verleihen, 
möchte ich mich nun nicht einem Künstler, kulturellen Kritiker, Kuratoren oder Philosophen zuwen-
den, sondern einem ausserordentlich intelligenten walisischen Geistlichen; in seinem Gedicht «Afon 
Rhiw» hat R.S. Thomas die Bedeutung des Fliegenfischens wie kein anderer eingefangen:

Ich bestärke meine Studenten darin, Hobbys zu haben, soweit dies möglich ist, denn abgesehen von 
meiner Existenz als Amateur-Bratschist habe ich die meinigen als Student aufgegeben und war des-
halb unglücklich. Dem Bildungsgeist der heutigen Zeit entsprechend will ich nun trotzdem die Er-
gebnisse meiner Hobbys auflisten, denn obwohl zwei zu berücksichtigen sind, sind sie hinsichtlich 
ihrer Wirksamkeit weitgehend austauschbar. Das bedeutet, dass sie als ein Teil eines modularen 
Systems der idealen Kunstschule der Zukunft verstanden werden können, obwohl ich hoffe, dass 
ich bis dahin pensioniert sein werde. 

–	Die Möglichkeit, lächerliche Kleider anzuziehen, ohne irgendeine Analyse, Zensur oder Bezug-
nahme zur eigenen Sexualität/Körper/Selbstbild etc. fürchten zu müssen.

–	Einen Grund zu haben, um bei jedem Wetter draussen zu sein, einfach so.
–	Die Möglichkeit sich an seinem Können zu erfreuen, ohne darüber besorgt zu sein, sich jemandem 

gegenüber beweisen zu müssen.
–	Geistige Leere, in der die Möglichkeit für absolute Stille liegt, für Stunden oder einen ganzen Tag, 

ungebrochen von Sprache, bis sich alle Gedanken und Ideen zunehmend verlieren.
–	Sinnlosigkeit bis hin zu präzisen Einsichten2.
–	Das Sammeln des für die entsprechende Disziplin nötigen Zubehörs, dessen entscheidende Details 

einer konstanten Erweiterung sowie Feldversuchen unterzogen werden.

Alle Hobbys schliessen eine Art Uniform ein, sogar jene, die so anspruchslos sind wie das Beobachten 
von Zügen (falls man sich die Mühe macht hinzuschauen). Das Leben als ein Hobby zu verstehen 
bedeutet, dass man den Gedanken der Uniform auch in andere Bereiche übertragen kann. Hobbys 
entspringen der Idee des einsamen Wettstreits, bei dem keine andere Person direkt involviert oder 
einbezogen wird. Die Uniform hat jeweils individuelle Besonderheiten, macht ihren Träger aber 
dennoch zu einem Teil einer bestimmten Masse, die kein Bedürfnis nach irgendeiner intensiven oder 
bedeutsamen Form der Bindung oder Kommunikation hat. Radfahrer sagen sich nur sehr selten 
Hallo oder führen ein Gespräch, während sie an einer Ampel warten. Angler am Flussufer grüssen 
einander mit dem kürzesten Austausch an Information und gehen dann weiter. Ad Reinhardt hat 
meines Wissens nach in seinen Schriften über «Kunst als Kunst» keinen Bedarf für Hobbys gezeigt, 
aber was «alles andere als alles andere» anbelangt, sind Hobbys das «Alles» um alle anderen zu 
besiegen. Wenn mehr Künstler und Kuratoren so intelligent wären, ein Hobby zu pflegen, dann 
wäre meine Hoffnung berechtigt, dass es weniger schlechte Kunst, schlechte Seminare und schlecht 
kuratierte Ausstellungen gäbe, wenn auch nur aus dem Grund, weil Erfolg keine Macht, kein Geld, 
keinen Einfluss und keine öffentliche Zurschaustellung von Verpflichtung in puritanischem Masse 
erfordert, sondern gute Hobbys, ein sicheres Gespür für das Scheitern und eine gute Einschätzung 
für die eigene Fähigkeit, lächerlich auszuschauen.

Text: andrew bick

über den nutzen von hobbys 

… Let me tell you that without catching a thing  
I was not far from the truth that time,  
since meaning is not in having but trying.  
Questioned, the trout had confessed  
I was indistinguishable
From a tree, roots in darkness
My head in the clouds,  
and that Like thoughts, too, their best place was among the 
shadows rather than being drawn in to the light’s dryness to 
perish of too much air.1

Text: andrew bick

on the need for hobbies

Damien Hirst sale, London September 15th, 2008. Courtesy Sotheby’s

... Lass mich Dir sagen, dass ich ohne etwas zu fangen diesmal nicht weit 
von der Wahrheit war, denn Bedeutung liegt nicht im Besitz, sondern im Versuch. 
Befragt hatte die Forelle gestanden, dass ich ununterscheidbar war
Von einem Baum, Wurzeln im Dunkeln Mein Kopf in den Wolken, und dass, wie für 
Gedanken, ihr bester Ort im Schatten lag, anstatt in die Trockenheit des  
Lichts gezogen an zu viel Luft zugrunde zu gehen.1 

weniger würden auch nicht schaden. 
«Marktbereinigung» heißt dies im 
Jargon der Ökonomen. Große Kunst 
übersteht schließlich auch große Kri-
sen. Genauso übrigens wie die wahren 
Sammler, die «Überzeugungstäter»; 
die Spekulanten haben derweil nicht 
nur die Preise verdorben, sondern 
werden sich letztlich auch verzocken.

Da bleibt nur noch die Frage nach 
Damien Hirst. Der Primus einer 
ganzen Generation von Wohlstands-
künstlern, die im Windschatten des 
Booms gedeihen konnten, ist seiner 
Rolle einmal mehr gerecht geworden. 
Hatte ihn nicht schon vorher das 
Formaldehyd unsterblich gemacht, so 
spätestens sein Auftritt am 15. Sep-
tember, als der Brite beim finalen 
Crescendo einer Ära zur rechten Zeit 
am rechten Ort war. Oder in den 
Worten des Meisters selbst: �Beautiful 
Inside My Head Forever.
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Neulich in der Accademia in Venedig 
– es hätte genau so gut in jedem ande-
ren Museum sein können – spielte sich 
neben mir folgende Szene ab…
… Ein junges Pärchen, nicht der Typ 
«Wir können doch nicht ohne einen 
einzigen Museumsbesuch nach Hause 
kommen, also lass uns da noch schnell 
durchlaufen», viel eher zwei Personen, 
die sich tatsächlich für Kunst zu inter-
essieren schienen, traten vor Paolo Ve-
roneses «Gastmahl im Hause Levi». 
Während sich die Frau sogleich per 
Audioguide über Sinn und Inhalt des 
Bildes zu informieren suchte, wartete 
der Mann daneben geduldig und be-
schäftigte sich mit seinem Handy. 
Nachdem die Stimme aus dem Audio-
guide verstummt war, wendete sich 
die Frau an ihren Begleiter und rekapi-

tulierte das Ganze und er hörte auf-
merksam zu. Dabei schwang in ihren 
Worten ein gewisser Stolz mit, der den 
Prozess der Aneignung des Gehörten 
gleichsam zu einem Prozess der eigent-
lichen Erkenntnis stilisierte. 

Nun ist Veroneses Gemälde gewiss 
nicht einfach verständlich und das 
Werk besitzt einen überaus interessan-
ten Entstehungskontext. Warum sich 
also enervieren, wenn es doch nur le-
gitim ist, wenn sich Museumsbesucher 
das Bild erklären lassen, die sonst nie-
mals die Tragweite des Kunstwerks zu 
fassen im Stande wäre? 

Nicht das Bedürfnis nach Informati-
on ist das eigentliche Ärgernis. Doch 
parallel zu derlei Entwicklungen, die 
von einer wachsenden Zahl von Mu-
seumspädagogen getragen wird und 

für die Museumsbesucher immer mehr 
und umfänglichere Möglichkeiten zur 
«Annäherung an ein Kunstwerke» 
bereit stellen, wird die Bereitschaft, 
sich auf ein Kunstwerk einzulassen, 
immer weniger. Die grosse Mehrheit 
all jener, die sich mit bildender Kunst 
auseinander setzen, entmündigt sich 
durch die zunehmende Verfügbarkeit 
von Information selbst. 

Dabei sind es gerade der erste Blick, 
die unvoreingenommene Konfron
tation mit einem Kunstwerk, das 
intensive Schauen (ja, Erblicken) ohne 
Hintergrundwissen, die nicht selten 
aus einem Kunstkonsumenten erst 
einen Kunstverständigen haben wer-
den lassen. 

text: reto thüring

prima vista
On a recent day in the Accademia in 
Venice – it could have been in any 
other museum – the following scene 
took place. A young couple, not the 
type of “we can’t go home without 
having gone to a single museum, so 
let’s quickly do this one”, but rather 
two people who seemed to be genui-
nely interested in art, came up to Pao-
lo Veronese’s “Feast in the House of 
Levi”. While the woman right away 
tuned into her audio guide to find out 
about the content and meaning of the 
painting the man waited patiently 
next to her, busying himself with his 
mobile phone. After the voice from 
the audio guide had faded away the 
woman turned to her companion and 

recapitulated the information for him. 
He listened attentively. Her words 
resonated with a certain pride which 
stylised the process of appropriating 
what she had heard seemingly into a 
process of genuine perception.

Veronese’s painting is without doubt 
not easily comprehensible and it does 
have a very interesting genesis. Why 
this irritation then, since it is only 
legitimate that visitors to the museum 
have the painting explained to them, 
visitors who otherwise would never 
have been able to grasp the signifi-
cance of the work?

It is not the desire for information 
which is the real irritation. But parallel 
with these developments that are 

supported by an increasing number of 
museum educators and that make mo-
re and more extensive opportunities 
to appreciate works of art available to 
the museum visitor, the willingness to 
engage with a work of art becomes 
less and less. The large majority of all 
those who are interested in the fine 
arts diminish themselves due to this 
increasing availability of information.

For it is precisely the first glance, the 
unprejudiced confrontation with a 
work of art, the looking at a work 
intensively (yes, espying it) without 
background knowledge which not 
seldom had turned an art consumer 
into an art expert.
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Agenda

robertson käppeli
«spaziergang im wald  
von chamuera»
“walk through the forest  
of chamuera”
18.12.08 – 31.01.09

gregorio vardanega/martha boto
«kinetische arbeiten aus  
den 1960er jahren»
“kinetic works from the 1960’s”
06.11.08 – 20.12.08

magnus thierfelder/BENJAMIN COTTAM 
24.10.2008 – 06.12.2008
tue – Fri 2 p.m. – 7 p.m., sat 11 a.m. – 5 p.m.

REBECCA BOURNIGAULT
12.12.2008 – 07.02.2009
tue – Fri 2 p.m. – 7 p.m., sat 11 a.m. – 5 p.m.

sebastian hempel
13.02.2009 – 17.04.2009
tue – Fri 2 p.m. – 7 p.m., sat 11 a.m. – 5 p.m.
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prima vista
text: reto thüring


