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EINLEITUNG

NACH SECHS AUSGABEN DES VON BARTHA QUARTERLY FRAG-
TEN WIR UNS, WELCHE BEITRAGE BIS JETZT WOHL AM MEISTEN
INTERESSE GEWECKT HABEN. WAREN ES DIE STADTEBERICHTE,
DIE DESIGNKOLUMNE ODER DIE KUNSTLERGARTEN? OBWOHL
WIR VIEL LOB FUR DIE GANZE ZEITSCHRIFT BEKOMMEN HABEN,
WAR ES DOCH DER BERICHT «24 STUNDEN VON BARTHA» IM
SOMMER 2009, DER AM MEISTEN ZUSPRUCH BEKOMMEN HAT.
WIESO? ICH DENKE, WEIL SO PERSONLICH UND UNMITTELBAR-
SO MENSCHLICH. MAN KENNT ES DOCH, DIESE NEUGIERDE, DIE
EINEN DAZU TREIBT, IN DEN ILLUSTRIERTEN ZUERST DIE
BERICHTE VON VIP-ANLASSEN UND VERNISSAGEN ANZU-
SCHAUEN. MAN MOCHTE SEHEN, OB MAN JEMANDEN KENNT-
ODER WER MIT WEM GESEHEN WURDE.

ALSO BESCHLOSSEN WIR DIE GANZEN VORBEREITUNGEN
FUR DIE AUSSTELLUNG «PERRINE LIEVENS UND DIE GRUPPEN-
AUSSTELLUNG VON SECHS KUNSTLERN DER GALERIE» IN DER
GARAGE ZU DOKUMENTIEREN. AUS 800 AUFNAHMEN (!) ZEIGEN
WIR EINE KLEINE AUSWAHL. FUR ALL DIEJENIGEN, DIE NICHT
IN EINER KUNSTGALERIE ARBEITEN, HOFFENTLICH EIN
INTERESSANTERUND EXKLUSIVERBLICKHINTER DIE KULISSEN.
SIE WERDEN STAUNEN, WIE VIELE MENSCHEN INVOLVIERT SIND
IN EINE AUSSTELLUNGSVORBEREITUNG UND WIE VIEL ARBEIT
UND KOPFZERBRECHEN, ABER AUCHWIE VIELE GUTE MOMENTE,
EIN SOLCHER AUFBAU MIT SICH BRINGT.

MEINE SOHNE WOLLTEN DIESMAL AUCH BEITRAGE
LIEFERN. NIKLAS SCHREIBT UBER KUNST-BLOGS. SEINER
MEINUNG NACH WERDEN DIESE IN NAHER ZUKUNFT ZU EINEM
GROSSEN TEIL DIE ROLLE DER TRADITIONELLEN KUNSTZEIT-
SCHRIFTEN UBERNEHMEN. WIR WOLLTEN ZUR ART BASEL DIE
HIESIGE GASTRONOMIE VORSTELLEN UND DA WAR ES NAHE-
LIEGEND, STEFAN DARUBER ERZAHLEN ZU LASSEN. DIE
KUNSTLERIN LENA ERIKSSON, BEKANNT FUR IHRE ZEICH-
NUNGEN IN DER NZZ, MACHTE DIE ILLUSTRATIONEN DAZU. SIE
HAT AUS FUNF BASLER LOKALEN EIN ERKENNBARES DETAIL
AUSGEWAHLT UND DIE ATMOSPHARE IN IHREN BILDERN
WUNDERBAR EINGEFANGEN.

WAHREND DER ART BASEL ZEIGEN WIR EINE SPANNENDE
INSTALLATION VON SARAH OPPENHEIMER IN DER GARAGE. ES
WIRD DIE GROSSTE ORTSBEZOGENE ARBEIT, DIE BIS ANHIN IN
DER GARAGE ZU SEHEN WAR. WIR SIND SEHR GESPANNT UND
WISSEN JETZT SCHON, DASS SIE VIEL AUFMERKSAMKEIT
WECKEN WIRD. SARAH HAT AUCH DAS TITELBILD GESTALTET
UND VON DER AUTORIN NANA LAST IST EIN ARTIKEL UBER DIE
NEUE ARBEIT VON IHR ZU LESEN.

DANN KOMMT DIE ART, MIT NEUEN WERKEN UNSERER
KUNSTLER UND DAZU EINE AUSSERORDENTLICHE GRUPPE VON
ARBEITEN FRITZ GLARNERS. UND WER EIGNET SICH
BESSER, DARUBER ZU SCHREIBEN ALS MARGIT WEINBERG-
STABER, DIE AUCH SCHON GLARNERS CATALOGUE RAISONEE
VERFASST HAT?

JAMES HOWELL WIRD IM CHESA IN S-CHANF AM 6.
AUGUST SEINE AUSSTELLUNG EROFFNEN. SIMONE EYMANN
BESUCHTE IHN IN SEINEM LOFT IN NEW YORK UND HAT EIN
PORTRAT DES KUNSTLERS VERFASST. SIE WERDEN NACH DEM
LESEN VERSTEHEN, WAS FUR EINE INHARENTE VIELFALT
SEINE SCHEINBAR MONOCHROMEN BILDER BESITZEN.

WENN ICH AN VALENCIA DENKE, DANN GLEICH AN DAS
IVAM, DAS INSTITUT VALENCIA D’ART MODERN. HAUFIG WAREN
WIR LEIHGEBER AN AUSSTELLUNGEN IN DIESEM HERVOR-
RAGENDEN MUSEUM. JOAN RAMON ESCRIVA | MONZO IST DORT
KURATOR UND KENNT DIE STADT WIE SEINE WESTENTASCHE.
VIELLEICHT KANN ER EUCH MIT SEINEM ARTIKEL ZU EINEM
BESUCH IN VALENCIA ANIMIEREN?

WIR SEHEN UNS IN DER GARAGE ODER AN DER ART,
MARGARETA VON BARTHA

INTRODUCTION

AFTER SIX ISSUES OF THE VON BARTHA QUARTERLY WE ARE
ASKING OURSELVES WHICH ARTICLES MIGHT SO FAR HAVE MET
WITH THE GREATEST INTEREST. WAS IT THE CITY PROFILES,
THE DESIGN COLUMN OR THE GARDENS OF ARTISTS? WHILE
WE HAVE RECEIVED MANY COMPLIMENTS FOR THE JOURNAL
AS A WHOLE IT WAS THE ACCOUNT “24 HOURS VON BARTHA”
FROM THE SUMMER OF 2009 WHICH PROVED TO BE THE MOST
POPULAR. WHY? | ASSUME BECAUSE IT WAS SO PERSONAL AND
DIRECT - SO HUMAN. THIS CURIOSITY WHICH IMPELS ONE TO
LOOK IN MAGAZINES FIRST AT THE REPORTS OF VIP EVENTS
AND EXHIBITION OPENINGS. ONE LIKES TO LOOK FOR FAMILIAR
FACES - OR WHO WAS SEEN WITH WHOM.

AS A RESULT, WE HAVE DECIDED TO DOCUMENT ALL OF
THE PREPARATIONS FOR THE EXHIBIT “PERRINE LIEVENS AND
THE GROUP SHOW OF SIX ARTISTS OF THE GALLERY” IN THE
VON BARTHA GARAGE. WE SHOW A SMALL SELECTION OUT OF
A TOTAL OF 800 PHOTOS (!). FOR PEOPLE NOT WORKING IN AN
ART GALLERY THIS WILL HOPEFULLY BE AN INTERESTING AND
EXCLUSIVE LOOK BEHIND THE SCENES. YOU WILL BE SURPRISED
AT HOW MANY PEOPLE ARE INVOLVED WITH SETTING UP AN
EXHIBITION AND HOW MUCH WORK AND HEADACHE BUT ALSO
HOW MANY GOOD MOMENTS SUCH AN UNDERTAKING MIGHT
ENTAIL.

MY SONS ALSO WANTED TO CONTRIBUTE TO THIS ISSUE.
NIKLAS WRITES ABOUT ART BLOGS. ACCORDING TO HIM, BLOGS
WILL GRADUALLY TAKE OVER TO A LARGE EXTENT THE ROLE
OF TRADITIONAL ART JOURNALS. AS WE HAVE WANTED TO
REPORT ON THE LOCAL RESTAURANT SCENE IN CONNECTION
WITH ART BASEL IT STOOD TO REASON TO LET STEFAN WRITE
ABOUT IT. THE ILLUSTRATIONS FOR THE ARTICLE ARE BY
ARTIST LENA ERIKSSON, KNOWN FOR HER ILLUSTRATIONS IN
THE “NEUE ZURCHER ZEITUNG”. PICKING OUT RECOGNISABLE
DETAILS, SHE WONDERFULLY CAPTURES THE ATMOSPHERE OF
FIVE RESTAURANTS IN BASEL.

DURINGARTBASELWE SHOWAFASCINATINGINSTALLATION
BY SARAH OPPENHEIMER AT THE GARAGE. IT WILL BE THE
LARGEST, SITE-SPECIFIC WORK SHOWN SO FAR IN THE GARAGE.
WE ARE ALL EXCITED ABOUT IT AND ALREADY KNOW THE
INSTALLATION WILL ATTRACT A GREAT DEAL OF ATTENTION.
SARAH IS ALSO THE ARTIST OF THIS QUARTERLY’S COVER.
READ AN ARTICLE ABOUT HER NEW WORK BY AUTHOR NANA
LAST.

NEXT COMES ART WITH NEW WORKS BY OUR ARTISTS IN
ADDITION TO AN EXTRAORDINARY COLLECTION OF WORKS BY
FRITZ GLARNER. AND WHO BETTER TO WRITE ABOUT THIS THAN
MARGIT WEINBERG-STABER WHO HAS ALREADY BEEN THE
AUTHOR OF GLARNER’S CATALOGUE RAISONEE?

JAMES HOWELL WILL OPEN HIS EXHIBITION IN THE CHESA
GALLERY IN S-CHANF ON AUGUST, 6TH. SIMONE EYMANN PAID
A VISIT TO HIM IN HIS NEW YORK LOFT AND HAS WRITTEN A
PORTRAIT OF THE ARTIST. AFTER READING IT, YOU WILL
UNDERSTAND THE INHERENT VARIETY AND RANGE THAT HIS
SEEMINGLY MONOCHROME PAINTINGS CONTAIN.

WHEN | THINK OF VALENCIA, THE IVAM COMES TO MIND
IMMEDIATELY, THE INSTITUT VALENCIA D’ART MODERN. WE
HAVE OFTEN PROVIDED PIECES OF ART FOR EXHIBITIONS AT
THIS EXCELLENT MUSEUM. JOAN RAMON ESCRIVA IS THE
CURATOR OF THE MUSEUM AND KNOWS THE CITY LIKE THE
BACK OF HIS HAND. PERHAPS HIS ARTICLE WILL ENTICE YOU
TO VISIT VALENCIA?

WE SHALL MEET AT THE GARAGE OR AT ART,

MARGARETA VON BARTHA

GET IN TOUCH: LESERBRIEFE@VONBARTHA.COM
TITELSEITE/FRONTCOVER: SARAH OPPENHEIMER, VP -41, 2009, SITE SPECIFIC INSTALLATION, ART | 40 | BASEL - ART UNLIMITED (DETAIL)
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TEXT: NANA LAST

SARAH OPPENHEIMER OE-154 511

THERE AND NOT

SARAH OPPENHEIMER OCCUPIES HERSELF WITH SOMETHING THAT FACTUALLY DOES NOT EXIST AND THAT CAN ONLY BE DEFINED EX NEGATIVO: HOLES. IN HER NEW WORK, MADE SPECIFI-

CALLY FOR THE GALERIE VON BARTHA, THE NEW YORK ARTIST ALSO DEALS WITH THE VISUAL AND SPATIAL ATTRIBUTES OF AN (ARCHITECTURAL) ABSENCE, IN THE COURSE OF WHICH SHE

ASCERTAINS SURPRISING DIFFERENCES.

SARAH OPPENHEIMER, VP -41, 2009, SITE SPECIFIC INSTALLATION, ART | 40 | BASEL - ART UNLIMITED

What does it mean to have a project —
or for that matter a series of projects —
devoted to the investigation, produc-
tion and taxonomy of holes? That is,
towards the making present what is
not there. Sarah Oppenheimer’s art-
work asks just that. Her project for
the von Bartha Garage, OE-154511,
continues her ongoing investigations
into the relationship between spatial
navigation and architectural holes
through a reassessing of the visual and
spatial cues of (architectural) absence.
Yet, as much as this installation is a
continuation of her investigations,
OE-154511 implements an important
shift in Oppenheimer’s work. In OE-
154511, Oppenheimer jettisons the
production of a hole in a planar archi-
tectural barrier (such as a wall, a floor,
or a ceiling) to designate a hole that is
the product of disconnected edge con-
ditions that articulate a discrete shift
from one space into another. She ac-
complishes this with the introduction
of two long, faceted, cantilevered
beams whose lengths delineate sight
lines and intertwine space, vision and
viewers.

Drawing the viewer into a shared
quest, OE-154511 at once moves Op-

imply an other. Frequently that other
is an object or surface, which is punc-
tuated to allow a hole to appear as an
aperture in it. And that is what much
of Oppenheimer’s work previously
contended. OE-154511, however, al-
ters that condition to raise the prob-
lem of a hole itself.

To accomplish this, Oppenheimer’s
project develops multiple sets of inter-
secting defining systems, each of which
contains a unique set of parameters
and elements developed in relation to
the space of exhibition. The smooth-
ness of the resulting extenuated, fac-
eted planes that define the transverse
beams, are thus less the product of an
inherent simplicity, than a manifesta-
tion of the underlying tensions those
competing systems exert upon the ma-
terial, acting as if to pull it taut. The
first set of parameters involved in the
project describes the experiential as-
pects of the work in its encounter with
the mobile viewer. The second set in-
cludes the terms indicated by the num-
bers in the title that explain the work’s
formation into a matrix of types and
variables. Finally, the third set of pa-
rameters go to the question of the act
of defining, itself.

Nana Last is an architectural theorist and designer. She is Associate Pro-
fessor in Practice at Rice University in the School of Architecture where she
teaches courses in architectural theory and design.

penheimer’s work markedly closer to
her goals and further into the conun-
drum of the problem at hand. Yet, ex-
actly what the problem at hand is,
proves less obvious than might initial-
ly appear. Being neither material ob-
ject nor solely conceptual, holes
present an interesting subject matter.
They are typically defined through an
interaction of some sort. They thereby
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THE VISITOR IS CHALLENGED. OE-
154511’s long cantilever elements cut
across the gallery to create the first,
foundational parameters of the work,
its relation to the viewer and its ability
to carry out the mandate of its own
defining terms. This initial set of pa-
rameters defines OE-154511’s experi-
ential principle of the occluding edge
— OE - undertaken to locate and mark

a series of sightlines through the gal-
lery space. An occluding edge is one
whose visual properties are entirely
dependent on the viewer’s spatial rela-
tionship to the structure. As a viewer
walks around an occluding edge, the
view around that edge shifts. The
sightlines combine with the installa-
tion’s elements to construct four dis-
crete views from different points with-
in the larger space. The principle of
the occluding edge determines the lo-
cation and height of the cantilevered
surfaces that steer the viewer through
a set of paths that intersect with the
lines of sight to produce apertures.
The apertures are not the endpoint of
the work, however, but act themselves
to stabilize two discrete viewing planes
(creating four views), and position the
body in relationship to the space along
a given sightline. Through these inter-
connected sets of experiences, the re-
sulting apertures are no longer gener-
ated by disrupting an architectural
plane, but are formed though framed
visual, spatial events. This allows the
openings to cohere through multiple
planes while being walked through
and around.

With the installation, the space of
the gallery becomes defined by the in-
tersection of its own vertical planes
and edges, in relation to the horizon-
tal cantilevered elements inserted into
the space. The work, through this first
set of parameters seizes upon the dis-
parity of how vertical and horizontal
elements relate to the sightlines of the
mobile viewer in space. This organiz-
ing principle differentiates between
the view generated by vertical edges in
contrast to horizontal ones. While
that generated through a vertical edge
(a corner of intersecting walls, for ex-
ample) is greatly altered by a moving
viewer, owing to the fixed and un-
changing eyelevel of an ambulatory

viewer, the horizontal edges (created
by the cantilevered beams) remain sta-
ble as the viewer progresses around
them. This allows the cantilevers’
elongated horizontal edges to serve as
a stable framing a device for the view-
ers’ paths through the gallery space. It
is those two contrasting effects that
define the viewer’s experience. In ac-
cordance with this set of terms, the
installation is defined by a set of move-
ments that activate these principles
and allow the viewer to inhabit the
conceptual formation of the work.
This leads then to the second set of pa-
rameters at play in this work that
come forth to reenvision its aims and
functioning.

REVERSAL OF THE SITUATION.
Whereas the first set of parameters un-
derstand the hole as the resultant
product of the intersection of the art-
ist’s intervention and the mobile view-
er, the second set reverse that situa-
tion, to allow the hole not to be result-
ant, but generative. To do this, Op-
penheimer develops a matrix that de-
tails the aperture defining attributes
alluded to by the 154511 of the title.
In producing and delineating her art-
work, Oppenheimer lays out the ter-
minology and taxonomy of the defin-
ing elements of the project’s formation
so as to categorize or detail various
types and sub categories into a matrix
of possible elements and variables.
These include its type: plane, its visual
effect, cinema hole + horizon hole, the
position of plane to body: horizontal
top + bottom, the position of the
viewer to the frame, the visual proces-
sion and the ground plane.

The matrix thus produces a set of
parameters of the installation’s own
formation and allows for its relation
to other ones of Oppenheimer’s art-

PHOTOS BY MARK NIEDERMANN

works. While these elements or cate-
gories lead to and allow for the expe-
riential in their implications, they are
not reducible to it. Instead they arise
from the physics of the various ele-
ments, apertures and sightlines. Con-
sequently, the matrix is no more fully
explanatory of the issues than the for-
mation of the hole is completely illus-
trative of them. Instead both ap-
proaches combine to determine the
parameters and their intersections,
each formative of the other while al-
lowing each to remain manifest in its
own terms.

THE CENTRAL MOTIVE. The exacting
nature of the matrix of terms is the
correlate of the faceted precision of
the cantilevered beams and their me-
ticulous execution. This leads to the
third set of parameters that operate in
and through OE-154511 which raise
the question of what exactly is the is-
sue at the heart of Oppenheimer’s in-
stallation. And what emerges through
the final set of parameters is the issue
of exactness or definitiveness itself.
This issue dovetails with the conun-
drum of defining a hole, of defining
that which is both there and absent.
The act of defining here develops
through a spatial bracketing and ques-
tioning. It comes into being as the

SARAH OPPENHEIMER
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SARAH OPPENHEIMER, VP-41, 2009

ability (desire) to define, locate or de-
limit the exact.

Exactness emerges with the attempt
to define the work in precise if varia-
ble terms and categories as seen in the
matrix of terms that layout the pa-
rameters of aperture formation.
Grasping their exact definition, how-
ever, becomes increasingly difficult as
each new degree of exactness is sought.
Defining each attribute has the poten-
tial to open up new levels of increas-
ingly multifarious categories of varia-
bles and possible determinates, each
with potential to require the delineat-
ing of more and more terms. Further-
more, the addition of new categoriza-
tions potentially disrupts or forces the
rewriting of existing taxonomies. This
drive toward the definitive is, ulti-
mately, only answered through the
work’s materialization. And there lies
the brilliance of Oppenheimer’s work,
in its uniting the conceptual matrix
with its manifestation in space in a
manner that diminishes neither and
enhances both. The materialization of

bilizing of a hole in space by a mobile
viewer’s sightlines.

The addition of the third set of pa-
rameters thereby highlights a distinc-
tion between the literal and the exact
that is at play in, and distinguishes
Oppenheimer’s work. Oppenheimer
sets herself the challenge - one we as
the viewers are compelled to enter into
- in the lure of the moment in which
the beams and sightlines coalesce to
produce the aperture. But, that does
not summarize the project. Rather
that is only part of its lure, drawing
viewers in to repeat the process of en-
acting the formation of the hole via
the movement of the body, as a per-
ceiving subject. In mathematics, a pa-
rameter is defined as a constant or
variable term in a function that deter-
mines the specific form of the function
but not its general nature. To this end,
the installation can be understood as
the intersection of those sets of pa-
rameters or defining terms that deter-

mine the functioning and specificity of
the work — each contributing to spe-
cific aspects without determining the
entirety. This resonates with the form
of the hole, as being at once exacting
and ephemeral, difficult to grasp yet
fully manifest. The three sets of pa-
rameters remain distinct, yet com-
pletely interdependent in their func-
tioning. The functioning and impor-
tance of the multiple paths through
the project becomes apparent, then, as
the enacting of the exacting nature of
Oppenheimer’s defining terms in rela-
tion to their formation via the canti-
levered beams. Further accentuating
this are the specifics of the cantilev-
ered beams, their very thinness and
extension brought to life in their pre-
cisely faceted surfaces. The multiple
paths, in yielding a distinct set of ex-
periences of the work and space of ex-
hibition point to these acts of coales-
cence and multiple parameters coming
together to form the installation.

The concept of the occluding edge was coined by ]. J. Gibson, psychologist
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the work thus becomes akin to the sta-  studying visual perception.

TEXT: NANA LAST
SARAH OPPENHEIMER OE-154 511

SARAH OPPENHEIMER BESCHAFTIGT SICH MIT EINEM GEGENSTAND, DEN ES FAKTISCH GAR NICHT GIBT UND DER NUR EX NEGATIVO

UBERHAUPT DEFINIERT WERDEN KANN: MIT LOCHERN. AUCH IN IHRER NEUEN ARBEIT, DIE EXTRA FUR DIE GALERIE VON BARTHA

ENTSTEHT, SETZT SICH DIE NEW YORKER KUNSTLERIN MIT DEN VISUELLEN UND RAUMLICHEN MERKMALEN EINER (ARCHITEKTONISCHEN)

DA UND NICHT

ABSENZ AUSEINANDER UND ARBEITET TROTZDEM ERSTAUNLICHE UNTERSCHIEDE HERAUS.

Was bedeutet es, an einem Projekt — oder eigentlich an einer Serie von Projekten — zu arbeiten, das
dem Erkunden, Erzeugen und Klassifizieren von Lochern gewidmet ist? Das also darauf abzielt, das,
was nicht da ist, prasent zu machen. Sarah Oppenheimers Kunst beschiftigt sich mit eben dieser
Frage. Mit OE-154511, ihrem Projekt fur die von Bartha Garage, setzt Oppenheimer ihre laufen-
den Nachforschungen zu den Beziehungen zwischen raumlicher Navigation und architektonischen
Lochern fort, indem sie die visuellen und raumlichen Merkmale einer (architektonischen) Absenz
neu evaluiert. Obwohl diese Installation eine Fortsetzung ihrer bisherigen Erkundungen darstellt,
vollzieht sich mit OE-154511 eine wichtige Verschiebung in Oppenheimers Arbeit. In diesem Werk
verwirft Oppenheimer das Schaffen eines Loches in einer ebenen architektonischen Begrenzung
(zum Beispiel in einer Wand, einem Boden oder einer Decke), um ein Loch darzustellen, welches das
Produkt einer unterbrochenen Kante ist, die einen diskreten Ubergang von einem Raum in den an-
deren bildet. Oppenheimer bewerkstelligt dies mit der Einfithrung zweier langer facettierter, freitra-
gender Balken, deren Langen Blickachsen entwerfen und Raum, Blick und Betrachter verbinden.

Indem es die Betrachter in eine gemeinschaftliche Suche hineinzieht, fiihrt OE-154511 Oppenhei-
mers Kunst sogleich bedeutend ndher zu ihren Zielen und tiefer in das Ritsel des vorliegenden
Problems. Doch was genau das Problem ist, erweist sich als weniger klar als
es anfangs scheinen mag. Da sie weder materielle Objekte noch lediglich
konzeptuell sind, liefern Locher eine interessante Thematik. Sie sind typi-
scherweise definiert durch irgendeine Wechselwirkung. Sie verweisen also
auf etwas anderes. Meistens ist dieses Andere ein Objekt oder eine Oberfla-
che, die durchbrochen ist, um ein Loch als Offnung erscheinen zu lassen.
Und das ist es, was viele von Oppenheimers bisherigen Werken zeigten. OE-
154511 jedoch verdandert diese Bedingung, um das Problem des Loches an
sich aufzugreifen.

Um dies zuwege zu bringen, werden in Oppenheimers Projekt mehrere Sets
von sich iiberschneidenden Definitionssystemen erzeugt, von denen jedes
einen spezifischen Satz an Parametern und Elementen enthilt, die in Relation
zum Ausstellungsraum ausgestaltet sind. Die Glitte der resultierenden abge- -
schwichten, facettierten Flachen, welche die quer liegenden Balken bezeich-

DIE UMKEHRUNG DER SITUATION. Wihrend das erste Set von Parametern das Loch als Resultat
einer Uberschneidung zwischen der Intervention der Kiinstlerin und dem mobilen Betrachter sieht,
kehrt das zweite Set diese Situation um, so dass das Loch nicht mehr resultierend, sondern generativ
ist. Um dies zu vollbringen, entwirft Oppenheimer eine Matrix, welche die im Titel mit 154511
angedeuteten bestimmenden Eigenschaften der Offnung genau beschreibt. Durch die Produktion
und genaue Festlegung ihrer Kunst bestimmt Oppenheimer die Terminologie und Taxonomie der
bestimmenden Elemente fiir die Konzeption des Projekts und kategorisiert und beschreibt verschie-
dene Typen und Unterkategorien in einer Matrix von moglichen Elementen und Variablen. Zu
diesen gehoren der Typ: Flache, der visuelle Effekt, das «cinema hole“ und das «horizon hole®, die
Position von Flache und Kérper: horizontale Ober- und Unterseite, die Position des Betrachters zum
Rahmen, der visuelle Verlauf und die Grundebene.

Die Matrix generiert somit eine Reihe von Parametern, die sich auf die eigene Gestaltung der In-
stallation beziehen, und ermoglicht einen Bezug zu anderen Kunstwerken Oppenheimers. Wihrend
diese Elemente oder Kategorien in ihrer Tragweite Erfahrungen auslosen und ermdoglichen, sind sie
nicht darauf reduzierbar. Sie ergeben sich eher aus der Physik der verschiedenen Elemente, Offnun-

gen und Blickachsen. Somit erklart die Matrix die Fragestellung nicht mehr,
als dass die Gestaltung des Loches sie illustriert. Vielmehr ist es so, dass sich
die beiden Ansitze bei der Festlegung der Parameter und ihren Uberschnei-

) dungen vereinigen, jede formgebend fir die andere, wihrend sie sich gegen-
,_-_-_—__—__"—-——-—. seitig erlauben, nach den jeweils eigenen Bedingungen manifest zu bleiben.

. DAS ZENTRALE MOTIV. Die genaue Beschaffenheit der Bestimmungsmatrix
.& ist das Korrelat aus der facettierten Prazision der freitragenden Balken und

ihrer akkuraten Umsetzung. Dies fithrt zur dritten Serie von Parametern,
welche in und durch OE-154511 operieren und die Frage aufwerfen, was
genau das zentrale Motiv ist, das Oppenheimers Installation zu Grunde liegt.
Was sich aufgrund der letzten Reihe von Parametern herausbildet, ist die
Frage nach der Exaktheit oder Endgiiltigkeit selbst. Diese Frage fiigt sich ein
1 in die Suche nach der Definition eines Loches, also der Definition dessen, was

nen, sind damit weniger das Ergebnis einer inhiarenten Schlichtheit, als viel-
mehr eine Manifestation der zugrunde liegenden Spannungen, welche diese
konkurrierenden Systeme auf das Material ausiiben — als ob sie es straff zie-
hen wollten. Der erste Satz an Parametern, die diesem Projekt innewohnen,
beschreibt die erfahrungsbezogenen Aspekte des Kunstwerks in der Begeg-
nung mit dem beweglichen Betrachter. Das zweite Set beinhaltet die als Num-
mern im Titel genannten Terme, welche auf die Gestaltung der Arbeit als eine
Matrix von Typen und Variablen verweisen. Das dritte Set von Parametern
bezieht sich schliesslich auf die Frage nach dem Akt des Definierens selbst.

DER BETRACTER IST GEFORDERT. Die langen, freitragenden Elemente von
OE-154511 durchschneiden die Galerie und schaffen die ersten, grundlegen-
den Parameter des Kunstwerks, seinen Bezug zum Betrachter und seine Fa-
higkeit, die eigenen definitorischen Bedingungen zu vollziehen. Diese erste

gleichzeitig da ist und fehlt. Der Akt des Definierens entfaltet sich hier durch
ein rdumliches Einklammern und Infragestellen. Er wird erzeugt als das
Verlangen, das Exakte zu definieren, zu lokalisieren oder einzugrenzen.
Exaktheit entsteht mit dem Versuch, die Arbeit in prazisen, wenn auch
variablen Termen und Kategorien zu definieren, wie bereits anhand der Be-
stimmungsmatrix aufgezeigt wurde, welche die Parameter fiir die Gestaltung
der Offnungen festsetzt. Deren genaue Definitionen zu erfassen wird jedoch
zunehmend schwieriger mit jedem neuen Grad an Genauigkeit, das gesucht
wird. Jedes Attribut zu definieren schafft das Potential, neue Ebenen von
mehr und mehr vielgestaltigen Kategorien mit Variablen und moglichen
Determinaten zu eroffnen, von denen jede wiederum Definitionen fur mehr
und mehr Terme erfordert. Ausserdem stort oder erzwingt die Hinzufligung
von neuen Kategorisierungen moglicherweise das Umschreiben bereits beste-
hender Klassifizierungen. Dem Drang hin zum Definitiven wird letztlich nur

Reihe von Parametern bestimmt das dem Kunstwerk innewohnende erfah-

durch die Verwirklichung des Werks entsprochen. Und genau hier liegt die

rungsbezogene Prinzip der verdeckten Kante, das daraufhin angelegt ist, eine Nana Last ist Architekturtheoretikerin Brillanz von Oppenheimers Werk: in der Verbindung der konzeptuellen
Reihe von durch den Ausstellungsraum fithrenden Blickachsen zu verorten und Designerin. Sie ist Privatdozentin Matrix mit ihrer Manifestation im Raum, welche auf eine Art und Weise
und zu markieren. Eine verdeckte Kante ist eine, deren visuelle Eigenschaften an der Architekturschule der Rice konzipiert ist, die keine der beiden mindert und beide erweitert. Die Materi-
ausschliesslich von der raumlichen Beziehung des Betrachters zur Struktur University, wo sie Architekturtheorie alisierung der Arbeit wird also dem Stabilisieren eines Loches im Raum tuber

abhingen. Wihrend der Betrachter um die verdeckte Kante geht, dndert sich  und Design unterrichtet.

die Blickachsen eines beweglichen Betrachters dhnlich.

die Anschauung. Von verschiedenen Warten innerhalb des grosseren Raums
betrachtet, verbinden sich die Blickachsen mit den Elementen der Installation
zu vier unterschiedlichen Ansichten. Das Prinzip der verdeckten Kante bestimmt den Standort und
die Hohe der freitragenden Flachen, die den Betrachter durch eine Reihe von Pfaden steuern und
sich so mit den Sichtlinien iiberschneiden, um Offnungen zu bilden. Die Offnungen stellen jedoch
nicht den Endpunkt der Arbeit dar, sondern sie dienen dazu, die zwei diskreten Sichtflichen (welche
vier Ansichten bilden) zu stabilisieren und den Korper in Beziehung zum Raum entlang der gegebe-
nen Blickachse zu positionieren. Die entstehenden Offnungen werden nicht mehr linger durch das
Unterbrechen einer architektonischen Ebene generiert, sondern sie werden durch umrahmte visuel-
le und raumliche Vorginge geformt. So wird erméglicht, dass die Offnungen iiber mehrere Flichen
eine Einheit bilden, wihrend man durch sie durch und um sie herum geht.

Mit der Installation wird der Ausstellungsraum durch die Uberschneidung zwischen den vertikalen
Ebenen und Kanten und den horizontalen freitragenden Elementen, die in den Raum eingeftigt sind,
definiert. Mit dieser ersten Reihe von Parametern greift die Arbeit die Disparitit der senkrechten und
waagrechten Elemente in Beziehung zu den Blickachsen des beweglichen Betrachters im Raum auf.
Dieses Ordnungsprinzip unterscheidet zwischen der Sicht, welche durch vertikale Kanten im Kont-
rast zu horizontalen gebildet wird. Wihrend die durch eine vertikale Kante generierte Ansicht (zum
Beispiel eine Ecke, die von zusammentreffenden Winden erzeugt wird) aus der Perspektive eines
beweglichen Betrachters in hohem Masse variiert, bleiben die horizontalen Kanten (gebildet durch
die freitragenden Balken) aufgrund der fixierten und unveridnderten Augenhohe stabil, wihrend der
Betrachter um sie herumgeht. So dienen die verlingerten waagrechten Kanten der Triger als eine
stabile Rahmung fiir den Weg des Betrachters durch den Ausstellungsraum. Es sind diese beiden
kontrastierenden Effekte, die das Erlebnis des Betrachters bestimmen. In Ubereinstimmung mit
diesem Set von Bedingungen wird die Installation von einer Reihe von Bewegungen definiert, die
diese Prinzipien in Gang setzen und es dem Betrachter erlauben, den konzeptionellen Aufbau der
Arbeit zu bewohnen. Dies fithrt dann zur zweiten Reihe von Parametern, die in diesem Werk zum
Spiel kommen, und die hervortreten, um seine Ziele und sein Funktionieren zu vergegenwartigen.

4

Die Ergdnzung des dritten Sets von Parametern hebt somit die Unter-
scheidung zwischen dem Eigentlichen und dem Exakten hervor, die in Oppen-
heimers Arbeit zur Wirkung kommt und es auszeichnet. Oppenheimer stellt sich selbst einer
Herausforderung — einer, in die wir als Betrachter gezwungenermassen eintreten — der Verlockung
des Moments, in welchem die Balken und Blickachsen sich verbinden und so eine Offnung schaffen.
Aber das fasst das Projekt noch nicht ganz zusammen. Vielmehr macht es nur einen Teil seiner
Verlockung aus, die Betrachter dazu verleitend, den Prozess der Ausformung des Loches durch die
Bewegung des Korpers als wahrnehmendes Subjekt zu wiederholen. In der Mathematik ist ein
Parameter definiert als eine Konstante oder Variable einer Funktion, welche die wesentliche Form
der Funktion, nicht aber ihre allgemeine Beschaffenheit determiniert. Deshalb kann die Installation
als Uberschneidung von jenen Parametern oder Bedingungen verstanden werden, welche die Funk-
tion und die Auspriagung der Arbeit festlegen — sie tragen jeweils ihren Teil zu den spezifischen
Aspekten bei, ohne dabei das Ganze zu bestimmen. Dies findet seinen Nachhall in der Form des
Loches, das gleichzeitig exakt und flichtig, schwierig zu erfassen und doch vollstindig manifest ist.
Die drei Sitze von Parametern bleiben unterscheidbar, aber in ihrer Wirkung sind sie ganzlich
voneinander abhingig. Die Funktion und Wichtigkeit der zahlreichen Wege durch das Projekt wird
schliesslich deutlich gemacht durch die Umsetzung des exakten Wesens von Oppenheimers
Begrifflichkeiten in Bezug auf ihre Ausformung mittels der freitragenden Balken. Dies wird noch
zusatzlich betont durch die Gestaltung der freitragenden Balken, ihre ausnehmende Diinnheit und
Ausdehnung, die in ihren prizise facettierten Oberflichen zum Ausdruck kommt. Indem sie eine
bestimmte Anzahl an Erfahrungen der Arbeit und des Ausstellungsraums erzeugen, verweisen die
vielen Pfade auf diese Vorgange der Vereinigung und auf das Zusammentreffen mehrerer, die
Installation formender Parameter.

Der Begriff der verdeckten Kante wurde von J.J. Gibson, Psychologe fir visuelle Wahrnehmung,
gepragt.
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TEXT: STEFAN VON BARTHA @ ; %M

IN BASEL KANN MAN GUT ESSEN GEHEN - ICH WEISS DAS. WARUM ALSO NICHT DARUBER

ILLUSTRATIONS (DRAWINGS AND
WATER COLOUR ON PAPER) BY LENA ERIKSSON

ONE CAN EAT WELL IN BASEL - | KNOW IT. SO WHY NOT WRITE ABOUT IT? A SOMEWHAT

SCHREIBEN? EIN ETWAS ANDERER KULINARISCHER FUHRER DURCH BASELS KUCHEN.

Wer mich kennt weiss, dass sich das eine oder andere Kilo weniger an mir gut machen wiirde. Aber
tja, dieser Vorsatz weniger und gesunder zu essen, lduft systematisch immer wieder ins Leere. Und
dann startest du einen neuen Vorsatz, bis auf dem Weg zu einer weiteren Sitzung fiir die nachste
Ausgabe fiir unser Quarterly Magazin (ohne Friihstiick... soll das gesund sein?), denkst nichts
Boses und ein paar Minuten spater streckst du mit voller Begeisterung die Hand in die Hohe wenn
es darum geht, eine passende Person zu finden fiir einen untypischen Restaurant-Guide in Basel.
Abnehmen... spater.

Ich kenne tatsichlich sehr viele Restaurants, da lag der Vorschlag, mich in die «Schlacht» zu
schicken nicht gerade fern. Nach anfianglichen Bedenken der Redaktion betreffend meiner Recht-
schreibung und meiner geliebten Mutter betreffend meiner Gesundheit, die ich jedoch irgendwie
zerschlagen konnte, durfte ich mich also auf den Weg in die tiefen Hohlen des kulinarischen Ge-
nusses in Basel machen. Tatkraftig unterstiitzt von Lena Eriksson, die die Intérieurs aller erwahn-
ten Restaurants mit ihrem ganz besonderen und wirklich einmaligen Stil eingefangen hat. Lena hat
den Fokus auf die Details gelegt; eine Tugend, die auch ein gutes Restaurant auszeichnet.

ZWEITE HEIMAT. Nun, wo fangen wir an? Meine Wahl fiel zu-
erst auf das RHYSCHANZLI. Vor ca. einem Jahr per Zufall
entdeckt, konnte man es inzwischen als meine zweite Heimat
bezeichnen. Zu allem Ubel liegt es auch noch geographisch
gleich um die Ecke der von Bartha Garage. Wir wurden wie
immer herzlich von Jerome empfangen. Die Lokalitat ist sehr
burgerlich aber gemitlich und das Essen kann als «traditio-
nell» umschrieben werden. Das gewisse Etwas beginnt schon
bei der Vorspeise. Man isst den Salat nicht wie tiblich vom Tel-
ler sondern gleich aus der Schussel. Somit fallen bereits einige
Hemmungen und das heimische Gefiihl wird verstarkt. Die
Karte ist dusserst tibersichtlich, was fiir mich dusserst wichtig
ist. Es gibt nichts Schlimmeres als den Versuch, ein Gesprich aufzubauen, aber mit der Karte kom-
plett uberfordert zu sein. So geht wichtige Zeit verloren!

Als Hauptgang empfehle ich das Rindsfilet. Auf jeden Fall das beste Stiick Fleisch in der Stadt!
Die gesamte Karte ist auf sehr hohem Niveau und es wird bewusst auf Qualitit und nicht auf
Dekoration geachtet. Das Lokal mit dem gemiitlichen Hausherrn sowie die nette Bedienung ist auf
jeden Fall einen Besuch wert. Fiir den Sommer prahlt Jerome bereits mit seinem neuen Aussenbe-
reich. Man darf gespannt sein. Einziger Nachteil ist namlich die fehlende Liftung, somit bleibt
Thnen ein Teil des Rhyschanzli — als Duft in Ihren Kleidern und Haaren — namlich den gesamten
weiteren Abend erhalten. www.rhyschaenzli.ch

«RHYSCHANZLI»

ELEGANT UND ANGENEHM. Zur nichsten Station. Wir besuchten zum Lunch das DONATT. Eher
ein Restaurant, in dem ich mit meinen Eltern zu essen pflege. Mein Vater liebt die Aufmerksamkeit,
wahrend ich mir doch etwas verloren vorkam ohne elterliche Begleitung. Unser Besuch hat den Al-
tersdurchschnitt an diesem Tag enorm gedriickt. Die Bedienung kennt man bereits und gehort zum
Inventar wie die absolut faszinierende Kunstsammlung. Alles sehr elegant und angenehm und die
Karte sehr gross. War da nicht etwas betreffend grosser Karte? Am besten nach einer Empfehlung
fragen und dann zugreifen. Da kann man eigentlich nicht viel falsch machen. Die Kellner verstehen
ihr Handwerk! Fur die Vorspeise ein kleiner Tipp von meiner Seite: Vitello Tonnato. Traumhaft!
Eines meiner personlichen Hauptprobleme mit dem Donati basiert auf einem Objekt, das sehr
unscheinbar am Anfang in einer Ecke steht, spater aber mehrmals an einem vorbeigerollt wird, und
gegen Ende der Hauptspeise ganz zufillig neben dem Tisch landet. Der Dessertwagen. Der Alp-
traum fiir Menschen wie mich. Keine Kalorienbombe fehlt, und ich gestehe, bereits davon getraumt
zu haben! Es gibt viele nutzliche Mobelstiicke aber noch keines kam an den Dessertwagen vom
Donati heran. Am besten lassen Sie sich auch hier etwas zusammenstellen von den Hausherren.
Wahrend des Desserts verstummten dann auch jegliche Gespriche, da sich alle mit den neu gewon-
nenen Kalorien beschiftigen mussten. Der Nachmittag in der Galerie verlief anschliessend etwas
trage. www.lestroisrois.com/Chez-Donati.150.0.html

ERFOLGREICHE FORTFUHRUNG. Ein anderer langjihriger Fa-
vorit von mir ist der BIRSECKERHOEFE. An der Heuwaage ge-
rade noch in der Stadt, besticht auch dieses Restaurant neben
seiner Karte mit einer sehr angenehmen Lokalitat. Das Restau-
rant wird seit kurzem neu von Ivan gefiihrt, der sein Handwerk
uber Jahre dort erlernt hat und nun personlich dafir sorgt, dass
alles auf hochstem Niveau weiter verlauft. Die Karte ist uber-
sichtlich — Gott sei Dank — und die Specials sind immer zu emp-
fehlen. Es gibt nicht wirklich einen Klassiker, man stosst immer
wieder auf Neues auf der Karte, das tiberzeugt. Wenn das Res-
taurant voll ist, dann geht es ziemlich laut zu und her, es ist
aber in Basel sicherlich eine der letzten Beizen, wie man sie von
frither kennt. Weintechnisch konnen Sie Ivan 100% vertrauen, er kennt sich hervorragend aus und
wird sie nicht enttauschen. www.birseckerhof.com

«BIRSECKERHOF>

ETWAS NEUES. Viel Tradition bis dahin, es war also an der
Zeit fir etwas Neues. Lena und ich haben bereits wunderbares
Fleisch und Pasta gegessen und wollten eine weitere Seite von
Basel erkunden. Das NT Areal, gleich hinter der Messe, gehort
zum Besten, was die Stadt ausgangstechnisch zu bieten hat —
leider muss man bald sagen, hatte. Dank lahmer Regierung
und unsaglich langweiliger Baupolitik entstehen dort nun wei-
tere Wohnungen fiir, ja fiir wen eigentlich? Falls Sie eine Woh-
nung in Basel suchen, es stehen nur etwa 20 000 leer. Warum
also brauchen wir auch noch diesen letzten Fleck jugendlicher
Freiheit zu ruinieren? Wirklich schade, aber im Erlkonig hat
sich das K.MU:N nun neu platziert und tiberrascht mit kostli-
cher ThaiKiiche. Das Team ist klein, der Raum gemiitlich, eher untypisch fiir Thai, und die Karte
konzentriert sich auf die Klassiker. Man muss manchmal etwas Geduld mitbringen, wird aber
anschliessend bestimmt nicht enttduscht. Das Preis-Leistungsverhaltnis ist unschlagbar und die
etwas andere Art — es ist ein Familienunternehmen — ansprechend. Alles sehr locker und sympa-
thisch und vor allem unkompliziert. Falls Ihnen das Geld ausgeht, Vorsicht: es kann nur bar oder
mit Einzahlungsschein bezahlt werden. Wo gibt es denn das noch? Vor dem Zahlen hatten wir aber
noch Rindsfilet in Austernsauce und weitere Highlights. Nice! www.kmun.ch

«K.MU:N»

GERUCHTEKUCHE. Zuletzt stand noch das GOLDENE FASS auf dem Programm. Inzwischen bro-
delte die Gertichtekiiche in Basel, wer denn diese Begleitung von Lena Eriksson war. Immer wieder
wurden wir in verschiedenen Restaurants gesichtet und die Gesprache wurden nur noch hinter
vorgehaltener Hand gefuihrt. Wir entschieden uns also dafir, getrennt das Goldene Fass zu besu-
chen. So machte ich mich auf den Weg mit Freunden in das Restaurant an der Hammerstrasse. Fiir
viele eine legendire Lage in Basel, gleich neben der «berithmten» Feldbergstrasse.

Das Konzept wurde, vor nicht all zu langer Zeit, komplett tiberarbeitet und auch der Eckraum
wurde einer leichten Renovation unterzogen. Das Lokal uberzeugt mit spannenden Gerichten,
sehr kleiner und uibersichtlicher Karte und vor allem gut finde ich, dass es auch Speisen fiir den
kleinen Hunger oder Geldbeutel gibt. Auch ein kurzer Snack kann problemlos eingenommen
werden. Es stehen immer gut ausgewahlte Hauptspeisen zur Auswahl und auch ein paar sehr gute
Weine finden sich auf der Karte. Eher untypisch, aber das lieben wir ja so. Ein weiterer grosser
Pluspunkt: gleich neben dem Goldenen Fass befinden sich die Fassbar, die iiber eine Treppe zu
erreichen ist. In Basel ein Bar-Klassiker und es treffen sich dort an gewissen Abenden mehr Leute
aus der Kunstszene als an mancher Ausstellungseroffnung. www.goldenes-fass.ch

Ich bin satt und danke Lena fur die gemitlichen und spannenden Essen. Des Weiteren gelobe ich
Besserung! Bis zur Art Basel werden Sie mich nicht wieder erkennen. Ein Strich in der Landschaft
werde ich sein. Und falls nicht, nehmen Sie mir bitte die Beschle-Schokolade weg, die ist einfach
viel zu gut, wenn Sie verstehen, was ich meine. Ihr Stefan
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DIFFERENT CULINARY GUIDE TO BASEL'’S KITCHENS.

Those who know me would say a kilo less or two would look good on me. But, alas, time and
again the resolution to eat less and healthier comes to nothing. And then you make a new resolu-
tion on the way to a meeting about the next issue of our Quarterly Report (without breakfast...
can that be healthy?), not thinking of anything devious and a few minutes later your hand shoots
up enthusiastically when suitable company needs to be found for putting together a not very
typical restaurant guide to Basel. Loosing weight... later.

I know plenty of great restaurants, really. Well, the suggestion to send me to the frontline was
not far fetched. After some initial misgivings by the editors on account of my orthography and by
my darling mother on account of my health, both of which I was able to dismiss, I was allowed to
go and explore the culinary delights of Basel. Energetically supported by Lena Eriksson who
captured the interiors of all the restaurants mentioned here in her extraordinary and really unique
style. Her focus was on details, a virtue also to be found in good restaurants.

SECOND HOME. Where to start? As my first choice I picked the RHYSCHANZLI. Discovered by
chance about a year ago, one might almost call it my second home. To make things worse, it is just
around the corner from the von Bartha Garage. As always, we were warmly welcomed by Jerome.
It is a very civic restaurant yet with a comfortable and relaxed atmosphere. The food can be de-
scribed as traditional. A “certain something” is already suggested by the starter. One does not eat
the salad, as one usually does, from a plate but directly out of the bowl. Inhibitions fall by the
wayside and one feels even more at home. The menu is clear, which is important to me. There is
nothing worse than having to decipher a menu when one is trying to build up a conversation. Vital
time is lost that way.

For the main course, I recommend the filet of beef. It is in any case the best piece of meat in the
city! The entire menu is excellent, with a focus on quality and not decoration. The restaurant with
its congenial host as well as the friendly service is worth a visit in any case. Jerome is already boast-
ing about a new outdoor area planned for the summer. Something to look forward to. The only
shortcoming of the restaurant is the lack of ventilation; thus a reminder of the Rhyschianzli — an
odour in your clothes or hair — will accompany you for the rest of the evening.

GILBERT IS THE COOK AT THE RESTAURA.NT
«ZUM GOLDENEN FASS»

«DONATI»

ELEGANT YET COMFORTABLE. Now the next stop. We went to have lunch at the DONATI. More
the kind of restaurant where I go to eat with my parents. My father loves the attention, as a result
I felt a little lost without the company of my parents. Our visit that day considerably lowered the
median age of the guests. We already know the waiters who are part of the inventory just like the
fascinating art collection. Everything is very elegant yet comfortable, the menu is extensive. Was
there not something about large menus? It’s best to ask for a recommendation and then go for it.
You cannot go wrong that way. The waiters know what they are doing. But for a starter, I have a
tip: Vitello Tonnato. Delicious!

One of my personal problems with the Donati is connected with an object that, in the beginning
inconspicuously stands in a corner, but later on is being rolled behind us several times and finally,
as if by accident, stopped right next to our table after the main course. It is the dessert cart! A
nightmare for people like me. Nothing but calories on it. I admit to have even dreamt about them.
There are many useful pieces of furniture in existence but none that measures up to the dessert cart
at the Donati. Here, too, it is advisable to have the waiters put together a selection for you. All
conversation comes to a stop during the dessert, because everybody has to deal with the newly
ingested calories. Afterwards at the gallery, the energy level in the afternoon was rather sluggish.

SUCCESSFUL NEXT STOP. Another long-time favourite of mine is the BIRSECKERHOF. In the
Heuwaage area just on the edge of town this restaurant’s attraction is, besides its menu, its very
congenial ambiance. The restaurant has recently been taken over by Ivan who has been working
here for many years and now personally grants that everything continues on the highest level. The
menu is easy to understand — thank God — and the specials can always be recommended. There are
no dishes as such on the menu, instead there are always new convincing offers. When the restau-
rant is full it can be quite loud and lively, but the Birseckerhof is probably one of the last inns of
the type known from the old days. As to the wine list, you can trust Ivan — he will not disappoint
you.

SOMETHING NEW. A lot of tradition so far, time for something new. Lena and I have eaten wonder-
ful meat and pasta but we now wanted to explore another side of Basel. The NT Areal, the area
right behind the exhibition centre, is one of the best Basel has to offer for going out — unfortu-
nately, one must soon say “had”. Due to a lacklustre administration and incredibly boring build-
ing policies, apartment buildings are going up here now. For whom? In case you are looking for
an apartment in Basel, we have only about 20 000 empty ones in this city. Why must we ruin this
last outpost of freedom and youth? Too bad really! But the K.MU:N has found a new location in
the Erlkonig building and amazes us with delectable Thai cuisine. It’s a small team and the space
is comfortable, not all that typical Thai, but the menu displays classic dishes. At times a little pa-
tience is needed, but afterwards one is anything but disappointed. The value for money is priceless
and the different style — it is a family business — goes down well. All is very relaxed and congenial
and most of all uncomplicated. In case you ran out of money: only cash or a bank payment slip
are accepted. Where can you still find that? Before paying our bill, we enjoyed a beef filet with
oyster sauce and other highlights. Nice!

RUMOUR MILL. Our programme called for our last visit to be to
the GOLDENE FASS. In the meantime, rumours were swirling
around Basel about who that companion of Lena Eriksson was.
We had been seen in different restaurants and conversations
had turned to whispers. Thus, we decided to visit the Goldene
Fass separately. I went along with friends to the restaurant in
the Hammerstrasse, for many a legendary location, right next
to the “famous” Feldbergstrasse.

The concept of the restaurant has been completely revised
not too long ago and even the corner room had been slightly
renovated. The restaurant wins over its guests with exciting
dishes, a short and clear menu and, something I find especially
positive, the fact that it also offers meals to those with a lighter appetite or low budget. A small
snack can also be enjoyed there. There are always well-chosen main courses on the menu as well
as a few very good wines. Not exactly typical, but that’s what we love after all. Another point in
its favour: right next to the Goldene Fass is the Fassbar, connected via a staircase. This is a classic
among bars in Basel, on certain evenings one can find more people of the art scene here than at an
exhibition opening.

Having eaten well, I thank Lena for the pleasant and interesting shared meals. Furthermore 1
promise to better myself! By the time Art Basel comes around you will not recognise me: I will be
lean. And if not, please take away the Beschle chocolate. It is simply too good, if you know what
I mean. Yours, Stefan

«ZUM GOLDENEN FASS»
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JAMES HOWELL - AUF DER SUCHE
NACH UNENDLICHKEIT IM SCHEINBAR

ENDLICHEN

FABRICATOR, BROOKLYN

Fiir James Howell gibt es keine Gren-
ze zwischen Arbeit und Privatleben.
Betritt man sein Loft im New Yorker
West Village, das 1996 von einem ehe-
maligen Pferdestall zu einem Arbeits-
und Wohnraum umgebaut worden ist,
wird klar, dass dieser Mann lebt, was
er studiert und malt. Farblich ist alles

PRECISE AT EVERY STAGE

auf seine Bilder abgestimmt, sogar
sein Kater Pi, der ihm meist von einem
grauen Sessel aus beim Malen zu-
schaut, ist, wie der Schauspieler Billy
Crystal einst treffend bemerkte, eine
lebende Graustufe. Geriichten zufolge
findet man selbst in Howell’s Kleider-
schrank vornehmlich graue Kleider.
Howell arbeitet jeden Tag, Wochenen-
den kennt er nicht. In seinem Ferien-
haus in Montauk, das eigentlich als
Ort der Erholung gedacht war, hat er
sich eine kleinere Version seines New
Yorker Studios eingerichtet. Er redet
nicht gerne uber Privates, viel lieber
iiber seine Leidenschaft, die Kunst.

VON DER IDEE ZUM BILD. Howell
meditiert meist, bevor er zu arbeiten

DER MALER JAMES HOWELL STUDIERT SEIT JAHRZEHNTEN GRAUTONE, DIE ER AUFGRUND MATHEMATISCHER BERECHNUNGEN

MISCHT. SEINE BILDER SIND NICHT MONOTON; SIE ZEIGEN DIE BEWEGUNG DES LICHTS IM GRAU AUF, VOM HELLEN INS DUNKLE. AB

6. AUGUST 2010 WIRD SEINE «PROGRESSION OF 6» IN DER CHESA VON BARTHA IN S-CHANF ZU SEHEN SEIN.

Simone Eymann arbeitet fiir die
UNO und lebt zurzeit in New York.

PHOTO DOCUMENTATION BY D. JOY HOWELL, ARTIST ASSISTANT

beginnt, und legt auch zwischen den
verschiedenen Aufgaben Meditations-
pausen ein. Konzentration ist fir ihn
wichtig — ganz nach dem Motto «the
toughest guy to work for is yourself».
Durch das exakte Abwigen der einzel-
nen Farbkomponenten erreicht er
seine facettenreichen Variationen. Die
Stufen der [s10], Series 10, Skalierun-
gen sind auf einer Kurve, die im Wan-
del ist, festgehalten. Die Anteile an
Schwarz, Weiss und Umbra bestim-
men die Grautone. Howell wiegt die
Farbanteile vor dem Mischen. Diese
Messung muss exakt sein, sonst kann
das Grau nicht mehr verwendet wer-
den. Seine Frau Joy hilft ihm beim
Rithren der Mischung. Howell tragt
die Farbe mit einem Pinsel Linie fiir
Linie horizontal auf, von oben nach
unten, vom Hellen ins Dunkle. Er
konzentriert sich auf die subtile Bewe-

findet man graue Steine und Bilder
von Elefanten; auch die Natur ist fiir
Howell Inspiration. Maler wie Monet
oder Morandi, die das Subjekt zu sim-
plifizieren wussten und dennoch im-
mer weitere Moglichkeiten erkunde-
ten, sieht er als Vorbilder. Er nennt
auch Giacometti als Beispiel fur einen
Kinstler, der immer wieder versucht
hat, die Unendlichkeit in etwas schein-
bar Endlichem zu finden. So will auch
Howell die unendliche Vielfalt der
Farbe Grau aufzeigen.

VOM ARCHITEKTEN ZUM MALER. Auf
die Frage, wie er zur Malerei gekom-
men sei und warum es ihm gerade der
Farbe Grau so angetan habe, kommt
er auf sein Privatleben zu sprechen.
1935 in Kansas City geboren, studier-
te er zuerst englische Literatur an der
Stanford University in Kalifornien, um
gegen seine Leseschwiche anzukamp-
fen. Er sei immer schon mehr visuell
mit der Welt verbunden gewesen; des-
halb schrieb er sich auch fir einen
funfjahrigen Architekturkurs ein. Er
war ein sehr talentierter Student und
wurde mit dem Humanities Prize der
Stanford University ausgezeichnet.

gung im Bild, die Verdnderung des
Graus, das im Verlauf der Zeit vom
Licht in den Schatten tritt. Um die Be-
wegung auch von einem Bild zum an-
deren aufzuzeigen, plant Howell seine
Bilder meist als Gruppe, als so ge-
nannte «Progression». Der Titel des
Chesa-Ausstellungsstiicks, 48.17 -
73.20 16 feb 2010 six part progres-
sion, belegt eben diese Bilder in Serie
10. 48.17 ist der Prozentsatz, zu dem
Weiss auf das obere Ende des dunkel-
sten Bildes aufgetragen wurde. Das
Datum zeigt an, wann das letzte Bild,
73.20, gemalt wurde und verortet
diesen Entwicklungsschritt ebenfalls
in der Serie. Zum Malen trigt er einen
Strohhut und er mag es, wenn seine
Frau Joy ihm dabei vorliest. Im Studio

—

STEFAN VON BARTHA AT HOWELL NY STUDIO - «LE CHAT PI» OBSERVES

jedoch fiir subtilere Farben und seine
Arbeit entwickelte sich in Richtung
abstrakter Kunst und wurde reduzier-
ter: «In Einsteins Feldtheorie gibt es
nur Punkte in Feldern. Allmahlich ver-
schwanden die Punkte in meinen Bil-
dern und ich behielt die Felder» meint
er zu diesem Schritt.

FINISHING 51.22A 04 APR 2009, 49.17 INSTALLED

Nach dem Studium zog er mit seiner
ersten Frau, mit welcher er eine Toch-
ter hat, nach Bainbridge Island, in den
Nordwesten Amerikas und arbeitete
dort als Architekt in einem Biiro. Ob-
wobhl er erfolgreich war und tiber seine
Haiuser in renommierten Architektur-
magazinen berichtet wurde, entschloss
er sich 1962, eine Karriere als Maler
zu beginnen und vorerst vom Erbe ei-
ner verstorbenen Tante zu leben.
Kaum vorstellbar, dass sich Howell
mit Nicolaides «The Natural Way to
Draw» das Malen selbst beigebracht
hat. Seine frithen Bilder waren bunt,
oft malte er das Wasser und die Land-
schaften, die er auf seinen Bootstouren
um die kanadischen San-Juan-Inseln
sah. Mit der Zeit interessierte er sich

VOM NORDWESTEN NACH NEW YORK.
In den spiten 70er Jahren kaufte How-
ell ein Grundstick in Springs, an der
Ostkuste, neben Jackson Pollocks
Haus. Er erzihlt, es plotzlich karriere-
technisch keine gute Idee mehr gefun-
den zu haben, neben einen solch be-
kannten Kinstler zu ziehen. Er ver-
kaufte das Land wieder und entwarf
ein preisgekrontes Haus auf San Juan
Island, wieder im Nordwesten. How-
ells zweite Frau Joy, die er auf der Insel
kennen gelernt hatte, erzihlt, dass es
unmoglich gewesen sei, in den achtzi-
ger Jahren etwas Graues fur die Ein-
richtung des Hauses zu finden. Die
Mobel mussten massgefertigt werden
und die Schrianke strich Howell mit
seinem selbst berechneten Grau. Es

gab eine Zeit, in der er das Haus fir
fast zwei Jahre nicht verliess und die
Uhr nicht umstellte, damit er sich ganz
der Malerei widmen konnte. Das Spiel
von Licht und silbernem Wasser vor
San Juan Island inspirierte ihn jeden
Tag aufs Neue. Obwohl er vermehrt
Ausstellungen hatte, riet ihm ein guter

Freund, sein Refugium im Nordwesten
zu verlassen, um seine Bilder einem
internationalen Publikum zu zeigen.
Nach einer Zwischenzeit in Los Ange-
les zogen Howell, seine zweite Frau
Joy und die ihnen zugelaufene Katze
«Two» schliesslich mit der Begriindung
«if you leave paradise, you have no
choice but to come to New York», zu
Beginn der 90er Jahre nach Manhat-
tan. Hier wurde die Galerie von Bartha
auf ihn aufmerksam. Howell sagt:
«They appreciated my certain form of
insanity.» Die Ausstellung der «Pro-
gression of 6» in der Chesa von Bartha
ist — nach verschiedenen Ausstellungen
in der Galerie von Bartha in Basel und
in London - ein weiteres Kapitel in der
Zusammenarbeit seit dem Jahr 1997.

! Die Bereichsbewegungen, die er anstrebt, sind subtil und doch auf den Punkt, da sie Differenzialgleichungen erfordern.
2 «...es gibt zwei Arten von konzeptuellen Elementen, einerseits materielle Punkte mit einer entfernten Kraft dazwischen und andererseits das zusammenhiangende Feld.» Albert Einstein. Schilpp,
Paul A. Albert Einstein: Philosopher-Scientist. Library of Living Philosophers Vol. 7 Open Court, Lasalle, Illinois, Cambridge University Press, London 1949. p 27
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TEXT: SIMONE EYMANN

JAMES HOWELL - THE SEARCH
FOR INFINITY IN SOMETHING SEEMINGLY

THE PAINTER JAMES HOWELL HAS BEEN STUDYING SHADES OF GREY FOR DECADES, SHADES THAT HE MIXES BASED ON MATHEMATICAL CALCULATIONS. HIS

PAINTINGS ARE NOT MONOTONOUS, THEY SHOW THE MOVEMENT OF LIGHT IN GREY, FROM LIGHT TO DARK. AS OF AUGUST 6TH, 2010, HIS “PROGRESSION

FINITE

OF 6” CAN BE SEEN AT THE CHESA VON BARTHA IN S-CHANF.

BT .

HOWELL AT WORK

A LINE ADJUSTMENT

There is no boundary between work and private life for James Howell. When entering his loft in
New York’s West Village, a former horse stable converted into a studio and living space in 1996, it
is obvious that this man lives what he studies and paints. Everything in terms of colour is attuned
to his paintings, even his tomcat Pi, who usually watches him paint from a grey armchair, is, as the
actor Billy Crystal once aptly put only a living greyscale. Rumour has it that even the clothes in
Howell’s wardrobe are mostly grey. Howell works every day, he does not know weekends. In his
house in Montauk, intended to be a place to relax, he has put in a scaled down version of his New
York studio. He does not like to talk about private things, rather about art, his passion.

- .

Simone Eymann works at the UN and lives currently in New York.

—

-5 JAMES HOWELL
CHESA)

07.08.2010-05.09.2010
OPENING: 06.07.2010, 6 -8 P.M.

FROM ARCHITECT TO PAINTER. Being asked how he had become a painter and why he has been so
taken in by the colour grey, Howell starts talking about his private life. Born in 1935 in Kansas City,
he first graduated in English Literature from Stanford University in California in order to overcome
a reading dyslexia. But, he says, as his connection with the world has always been more visual, he
signed up for a five-year architecture course. He was a talented student and received the Humanities
Prize of Stanford University. After finishing his studies, he moved with his first wife, with whom he
has a daughter, to Bainbridge Island in the Northwest of America and worked as an architect in an
office. Despite being successful, with some of his designs appearing in prestigious architectural
magazines, he decided in 1962 to start over as a painter while living on a deceased aunt’s inheritance.
It is hard to believe that Howell taught himself to paint with the help of Nicolaides’ “The Natural
Way to Draw”. His early paintings were multicoloured, he often painted waterscapes and land-
scapes on boat trips in the Canadian San Juans. In time he became more interested in subtle colours
and his work evolved to abstract and became reductive. “In Einstein’s field theory there are only
points and fields. Gradually, my points diffused,” is how he refers to this shift.?

FROM THE NORTHWEST TO NEW YORK. In the late 70s, Howell bought property in Springs on the
East Coast next to Lee Krasner and the late Jackson Pollock’s house. He tells me about how he sud-
denly asked himself, “What would Pollock have done if he had had the choice?” Howell sold the
Long Island property and designed an award-winning studio on a ninety-one acres site on San Juan
Island - in the Northwest again. In the early 80s it was impossible to find grey furnishings. The

I

4817 -73.20 16 FEB 2010, SIX PART PROGRESSION, ACRYLIC ON CANVAS, 167.6 X 167.6 CM (EACH)

FROM CONCEPTION TO PAINTING. Howell tends to meditate before he starts working and he paus-
es again for meditation between different tasks. Concentration is important for him — according to
the motto “the toughest guy to work for is yourself”. Weighing the paint mixtures on a gram scale,
he finds his close variations in the movement of the gradation. The steps of [s10], Series Ten, grada-
tions are tracked on a curve which keeps changing.! The proportion of black, white and umber
educe the movement of the grey. Howell weighs the colour quantities before mixing them. This
measurement must be exact or the grey can no longer be used. Joy, his wife, helps him stir the mix-
ture. Howell applies the colour horizontally line by line from the top down, from light to dark. He
concentrates on the subtle movement in the painting, on the transformation of the grey moving
gradually from light into shadow. In order to also show movement from one painting to another
Howell usually conceives of his paintings as a group, as a so-called “progression”. The title of the
Chesa exhibition piece, 48.17 — 73.20 16 Feb 2010 six part progression, documents these paintings
within Series 10. 48.17 is the percentage of white at the top of the darkest painting. The date de-
notes when the last, 73.20, was painted and locates this progression in the series. When painting ,
Howell wears a straw hat and he likes his wife to read to him while painting. In the studio one finds
grey stones and pictures of elephants; nature, too, is an inspiration for Howell. Monet and Mo-
randi are his role models, painters who knew to simplify the subject yet always explored further
possibilities. He also mentions Giacometti as an example of an artist always attempting to find
infinity in something seemingly finite. Howell wants to show the infinite variety of the colour grey.

furniture was custom made and lacquered in a specified
Howell grey. There was a time when he did not leave the
house for almost two years or change the clock so that he
could completely devote himself to painting. The play of
light and the silvery water facing San Juan Island inspired
him anew each day. Although he increasingly had exhibi-
tions, a good friend advised him to leave his sanctuary in
the Northwest in order to show his work to an interna-
tional public. After an interim in Los Angeles, Howell, his
second wife Joy, and their L.A. shelter cat “Two” moved,
on the grounds that “if you leave paradise, you have no
choice but to come to New York”, to Manhattan in the
early 90s. Here, he came to the attention of the Galerie von
Bartha. Howell says: “They appreciated my certain form
of insanity”. The exhibition of “Progression of 6 at the
Chesa von Bartha is — after various exhibits in the Galerie
von Bartha in Basel and London — another chapter in the
collaboration that started in 1997.

! The field movements he seeks, are subtle to the point of requiring second-order differential equations.

2«

... there exist two types of conceptual elements, on the one hand, material points with forces at a distance between them, and, on the other hand, the continuous field.” Albert Einstein. Schilpp,

Paul A. Albert Einstein: Philosopher-Scientist. Library of Living Philosophers Vol. 7 Open Court, Lasalle, Ilinois, Cambridge University Press, London 1949. p 27
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VON DER

IDEE BIS ZUR
VERNISSAGE

WAS ES BEDEUTET, EINE AUSSTELLUNG VON DER IDEE

BIS ZUR VERNISSAGE UMZUSETZEN, DAS WIRD IHNEN

AUCH DIE FOLGENDE BILDSTRECKE NICHT UMFASSEND
ERKLAREN KONNEN. DAZU WAREN NOCH VIEL MEHR
SEITEN NQTIG. SEITEN, DIE DIE LANGEN GESPRACHE
MIT DEN KUNSTLERN, DIE MAILS, DIE HIN UND HER UND
IN ALLE RICHTUNGEN GESCHICKT WERDEN, DAS GRU-
BELN, DAS ENTSCHEIDEN UND TAUSEND ORGANISATO-
RISCHE KLEINIGKEITEN DOKUMENTIEREN MUSSTEN.
ABER ALLEINE SCHON DER AUFBAU IST IMMER WIEDER
EINE TOUR DE FORCE, DIE UNS ALLEN VIEL ABVER-
LANGT. EINE KLEINE BERGBESTEIGUNG, JEDES MAL
AUFS NEUE, DOCH AM ENDE STEHT EINE AUSSTELLUNG
UND DIE AUSSICHT, KUNSTLERN UND BESUCHERN ET-
WAS EINZIGARTIGES BIETEN ZU KONNEN.

FROM IDEA TO OPENING

WHAT IS INVOLVED IN PUTTING TOGETHER AN EXHIBITION FROM IDEA TO OPENING IS SOME-
THING THAT EVEN THE FOLLOWING PICTURE SEQUENCE 1S UNABLE TO COVER COMPREHEN-
SIVELY. MANY MORE PAGES WOULD BE NEEDED TO ILLUSTRATE THIS SUFFICIENTLY. PAGES
THAT WOULD HAVE TO DOCUMENT THE LONG TALKS WITH THE ARTISTS, THE E-MAILS BEING
SENT BACK AND FORTH AND IN ALL DIRECTIONS, THE PONDERING, THE DECISION-MAKING AND
THE HUNDREDS OF ORGANISATIONAL DETAILS. THE SETTING UP ITSELF IS ALWAYS A DEMAND-
ING TOUR DE FORCE. NOT UNLIKE SCALING A MOUNTAIN, EACH TIME ANEW, BUT IN THE END
THERE IS AN EXHIBITION AND THE OCCASION TO OFFER SOMETHING UNIQUE TO ARTISTS AND
VISITORS.
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TEXT: MARGIT WEINBERG STABER

AN DER SEITE DER GANZ GROSSEN

FRITZ GLARNER IST ZWAR IN ZURICH GEBOREN. DOCH ALS KUNSTLER REICHTE SEIN HORIZONT WEIT UBER DIE LIMMAT-STADT UND UBER DIE SCHWEIZER GRENZE HINAUS.

IN NEW YORK SCHLIESSLICH FAND ER JENES KUNSTLERISCHE UMFELD, IN DEM SEINE RADIKAL ABSTRAKTE MALEREI DIE GEBUHRENDE RESONANZ ERHIELT.

FRITZ GLARNER, RELATIONAL PAINTING NO. 86, 1957, OIL ON CANVAS, 152 X 117 CM

Rot, Gelb, Blau — die Kombinatorik
der Primarfarben hat die Kunstler der
Moderne gereizt und herausgefor-
dert.! Wer wollte daran zweifeln, dass
Piet Mondrian die Identifikationsfigur
fir diese radikal reduktive Entschei-
dung geblieben ist? Als Barnett New-
man um 1970 die Bildserie «Who’s
afraid of Red, Yellow and Blue» der
immensen Fliche seiner Leinwinde
einschrieb, war es eine Absage an die
Tradition der europiischen Moderne.
Und - wie Harald Rosenberg festhilt
- a confident public declaration that
he could compel the primary colors to
serve his metaphysical ends.»2

FRITZ GLARNER (1899 - 1972). Fritz
Glarner hat sich die Primirfarben
kommentarlos und konsequent zu ei-
gen gemacht. Aus Spekulationen hielt
er sich heraus. Von Paris, wo er seit
1923 lebte, tibersiedelte er 1936 mit
seiner Frau Lucie, der engen, seiner
Arbeit verbundenen Gefihrtin, nach
New York. Spater liessen sich die
Glarners in Huntington, Long Island,
nieder. Endlich verfiigte der Kiinstler

PHOTOS BY ANDREAS ZIMMERMANN

tiber ein grosses Studio in der zum
Atelierhaus umgebauten Barn. Hier
konnte er ohne Raumnot arbeiten,
hier entstanden auch seine grossen
Wandbilder?, und er konnte der Pflege
seines Gartens fronen. Diese geduld-
fordernde, mit einem griinen Daumen
verbundene Arbeit erscheint wie die
andere Seite seines schopferischen Ta-
lentes. Die vielen unvollendeten Bilder
und Skizzen im Nachlass* verweisen
auf einen selbstkritischen, bedachten
Umgang mit dem sich allmihlich ent-
faltenden Ideenreservoir. Ich denke,
dass diese Langsamkeit in der Verfer-
tigung des Bildgedankens sich als Wir-
kungsfaktor in Glarners fein pulsie-
rende Leinwiande eingeschrieben hat.

FORMEN UND FARBEN. Fritz Glarner
nannte sein Werk «Relational Pain-
ting». Die allgemeinste Definition, die
man iiber Malerei machen kann, dass
sie aus Beziehungen zwischen Formen
und Farben besteht, wurde fiir ihn zu
Methode und Inhalt. Das Konzept da-
zu war vorgeformt im geistigen Ge-
pack, das er aus Europa mit nach

Amerika brachte. Als Mondrian 1940
in New York eintraf, hatten sich die
Glarners gut integriert. 1938 nahmen
die «American Abstract Artists» Fritz
Glarner in ihren Kreis auf. Er stellte
mit der Gruppe aus, wie andere Kiinst-
lerkollegen, welche die Unbill der Zei-
ten Uber den Atlantik getrieben hatte,
so Josef Albers und Laszlo Moholy-
Nagy. Zu Glarners Freunden zihlten
nicht nur die Anhianger der geometri-
schen Modernists, sein sorgfiltig ge-
fithrtes Telefonverzeichnis enthielt
auch die Namen von Rothko, Pollock,
und Newman. Die grosse, neue Kunst-
welt Amerikas entstand vor Jahren als
begrenzte, lokale Szene. Nicht anders
war es zuvor in Paris gewesen, wo
Glarner im innersten Zirkel der kiinst-
lerischen Elite verkehrte, auch mit
Mondrian. Sein erstes Bild in New
York verkaufte Glarner an Katherine
S.Dreier, die eine Sammlung des 20.
Jahrhunderts in den USA aufbaute,
beraten von Marcel Duchamp.

In New York wurden Glarner und
Mondrian enge Freunde; sie trafen
sich regelmissig in ihren Ateliers.

Glarners erste, als «Relational Pain-
ting» bezeichneten Bilder entstanden
zwischen 1941 und 1945. Noch
schweben die rechteckigen und keil-
formigen Farbformen frei in der weis-
sen Bildfliche und halten die Balance
mit den ihnen zugeordneten schwar-
zen, horizontal-vertikalen Balken. Ein
spates Echo des russischen Konstruk-
tivismus. Grau in unterschiedlichen

konstruktiven Moderne der rare Fall
eines «malerischen» Malers, bei dem
Oberflichenwirkungen des Pinselstri-
ches das Auge des Betrachters aus der
Kiihle der Geometrie locken.
«Relational Painting» No. 86 von
1957, ein Hochformat, bringt Glar-
ners bildnerische Strategie in einer
ganz besonderen, doppelten Losung
zum Ausdruck. Er hat den durchorga-

Margit Weinberg Staber arbeitet als Kuratorin und freie Autorin. Sie
hat u.a. die Publikationen «Kunst-Stoffe» und den Katalog zu Fritz

Glarners Gesamtwerk verfasst.

Schattierungen und Texturen wird un-
entbehrlich fiir den Zusammenhalt
der Bildstruktur. Eine subtile schriage
Teilung der Rechtecke wird ausschlag-
gebend fur die Dynamisierung der for-
malen Disposition. Ausser im Recht-
eckformat fand der Maler Losungen
in der heute eher ungewohnlichen
Bildform des Tondo. - Das knifflige,
gestalterische Problem, wie man die
durch Farbakzente erzeugte Perspekti-
ve uberwinden konne, beschaftigte
auch Mondrian bei seinen spiten, von
der schwarzen Gitterstruktur gelosten
Bildern. Ja, es war ein fundamentales
Problem der insgesamt noch an tradi-
tionellen Kompositionsschemata ge-
schulten konstruktiven Moderne euro-
pdischer Herkunft. Es gibt keine
Dokumente, die uns verraten, wor-
uber Glarner und Mondrian diskutier-
ten. Vermutlich hat genau diese Frage
eines homogen antihierarchischen
Bildbaues die beiden Maler beschaf-
tigt. Man darf auf die Allover-Technik
der amerikanischen Nachkriegsmale-
rei hinweisen.’

VISUELLE LOGIK. Schaut man zurtick
auf in die 1920er und 1930er Jahre,
zeigen sich die Umrisse einer visuel-
len Logik. Interieurs werden verein-
fachender Flichenteilung unterzogen.
Cézanne: die Vaterfigur; kubistische
Techniken der Zerlegung: ein Studien-
feld. Fritz Glarner ist im Kontext der

nisierten Rechteckblocken im unteren,
rechten Teil eine Struktur in der Struk-
tur, gewissermassen ein Bild im Bild
eingefiigt. Sowohl in den Rechteckfor-
maten wie beim Tondo hat der Maler
sehr differenzierte Gliederungssysteme
geschaffen; lang und schmal vertikal
abgeschrigt beispielsweise, viel oder
wenig Grau, gross- und kleinteilige
Gitter, Farbdominanten, verdichtete
und offene Zonen. Dieselbe bildneri-
sche Fantasie beseelt auch die Bilder-
reihe der Tondi unter denen No. 39
von 1955 ein Beispiel klassisch anmu-
tender Harmonie ist, dem das Gelb die
Strahlkraft verleiht. Er schatzte diese
Seite seiner Arbeit besonders hoch ein,
denn der Kreis war fiir ihn das starks-
te und eindeutigste Formsymbol, das
der Mensch erfunden hat. Man wiirde
Fritz Glarner nicht gerecht, wiirde
man sein zeichnerisches Oeuvre, das
seit den 1940er Jahren entstand, aus-
ser acht lassen. Viele sind Skizzen, vie-
le durchgearbeitete, relativ grossfor-
matige Blatter mit Kohle und Bleistift,
mit Farbstift und Farbkreide. Mit ein
wenig Geduld entfithren Glarners
Zeichnungen den Betrachter in Me-
thodik und Erfinderlust des Konstruk-
tiven.

ART BASEL 2010
STAND 2.0/F10, 16.- 20. JUNI

FRITZ GLARNER, ABSTRAKTE KOMPOSITION, 1967,
FARBSTIFT AUF PAPIER, 70 X 50 CM

! Rot, Blau Gelb, Die Primirfarben in der Kunst des 20. Jahrhunderts, Hrsg. Bernhard Biirgi, Stuttgart/Teufen 1988.

2 Rosenberg Harold, Barnett Newman, New York 1978, S. 61.

3 Time-&-Life-Gebiude New York, 1958 — 60. — Dag Hammarskjold-Bibliothek, UNO-Gebaude New York 1961 - 62. — Ausmalung (Winde und Decke) Dining Room Town Apartment Nelson A.
Rockefeller, New York 1963 —64. Als Installation dauerhaft eingebaut im Haus konstruktiv Zurich. — Justice Building an der Albany Mall, in Albany N.Y. 1967-68.

* Hnikova Dagmar, Fritz Glarner im Kunsthaus Ziirich, Sammlungsheft 8, 1982 iiber den Nachlass des Kiinstlers.

5 Staber Margit, Fritz Glarner, Ziirich 1976, S. 26 f. — Weinberg Staber Margit, Wirkungen und Gegenwirkungen, Fritz Glarner in Paris und New York, in: Kunst-Stoffe, Texte seit 1960, Zirich 2008,

S. 78 f.

10

02/2010 VONBARTHA.COM

TEXT: MARGIT WEINBERG STABER

ON THE SIDE OF THE TRULY GREAT

ALTHOUGH FRITZ GLARNER WAS BORN IN ZURICH HIS HORIZON AS AN ARTIST REACHED FAR BEYOND THE CITY ON

THE LIMMAT AND THE BORDERS OF SWITZERLAND. IN NEW YORK HE EVENTUALLY FOUND THE ARTISTIC ENVIRON-

MENT WHERE HIS RADICAL ABSTRACT PAINTINGS CALLED FORTH THE RESONANCE DUE TO THEM.

Red, yellow, blue — the combinatorics of primary colours
has provoked and challenged the artists of modernism.!
Who would question that Piet Mondrian has remained the
principal figure identified with this radical reductive deci-
sion? When Barnett Newman entitled a series of paintings
around 1970 “Who’s afraid of Red, Yellow and Blue?” it
was a renunciation of the tradition of European modern-
ism and as noted by Harald Rosenberg: “a confident pub-
lic declaration that he could compel the primary colors to
serve his metaphysical ends

a late echo of Russian constructivism. Different shades and
textures of grey become indispensable for the cohesion of
the pictorial structure. A subtle oblique partition of the rec-
tangles prompts the dynamisation of the formal disposition.
In addition to using a rectangular format, the artist found
solutions in the now rather unusual form of the tondo. The
difficult design problem of how to overcome the perspective
caused by colour accents also occupied Mondrian in his late
paintings in which he had dispensed with the black grid

” 2 structure. In fact, it was a fundamental problem of all of the

Margit Weinberg Staber is a curator and author. She is the author a.o. of the publication “Kunst-Stoffe” and of
the oeuvre catalogue of the works of Fritz Glarner.

FRITZ GLARNER (1899 -
1972). Fritz Glarner had
resolutely and without
commentary made the
primary colours his own.
He did not participate in
speculations. From Paris,
where he had lived since
1923, he moved to New
York in 1936 with wife
Lucie, his close compan-
ion who was devoted to
his work. Later, the
Glarners settled in Hunt-
ington, Long Island.
Now the artist finally
had a large studio in a
converted barn at his
disposal. Here he could
work in plenty of space,
here his large wall paint-
ings’ came into being,
here he could also in-
dulge in his passion for
gardening. This patience-
consuming work appears
as the other side of his
creative talent. The many
unfinished paintings and
sketches in the artist’s es-
tate* point to a self-criti-
cal thoughtful approach
to the gradually develop-
ing reservoir of ideas. I
think that this slow pace
in the emergence of the
pictorial image has had

its influence on Glarner’s delicately pulsating canvasses.

SHAPES AND COLOURS. Fritz Glarner called his work “Re-
lational Painting”. The most general definition that can be
given about painting i.e. that it consists of the relationship
between shapes and colours determined method and con-
tent for Glarner. This concept was inherent in the intellec-
tual assets he brought from Europe to America. When
Mondrian arrived in New York in 1940 the Glarners have
already been well assimilated. In 1938, the “American Ab-
stract Artists” organisation welcomed Fritz Glarner into
their circle. He exhibited with this group as did other artists
who had to leave Europe due to political reasons such as
Josef Albers, Laszlo Moholy-Nagy a.o. Among Glarner’s
friends were not only the adherents of geometric modern-
ism, his carefully maintained telephone directory also in-

FRITZ GLARNER, TONDO, 1966,
FARBSTIFT AUF PAPIER, 85 X 65 CM

European-based con-
structive modernism
that was based on tra-
ditional systems of
composition. No doc-
uments are available
to witness what Glarn-
er and Mondrian have
been discussing. As-
sumely the two artists
had exactly this ques-
tion of a homogenous
anti-hierarchical pic-
ture composition on
their minds. One may
refer to the “all-over
technology” of Ameri-
can post-war paint-
ing’.

VISUAL LOGIC. Look-
ing back to the 1920s
and 1930s the out-
lines of a visual logic
become recognisable.
Interiors are subject
to simplifying divi-
sions of areas. Cezan-
ne: the father figure;
cubistic techniques of
disassembly: a study
subject. Within the
context of construc-
tive modernism, Fritz
Glarner is the rare
case of a “painterly”
painter. The impact of

the brushstrokes on the surface draws the eye of the viewer

out of the coolness of geometry.

cluded the names of Rothko, Pollock
and Newman. The big new American
art world had begun as a limited local
scene. Not all that different from Paris,
where Glarner had been associated
with the inner circle of the artistic elite,
with Mondrian among others. He sold
his first painting in New York to Kath-
erine S. Dreier who in consultation
with Marcel Duchamp was about to
build up a collection of 20* century art
in the US.

Glarner and Mondrian became close
friends in New York, they regularly
met in their respective studios. Glarn-
er’s first “relational paintings” were
made between 1941 and 1945. Rec-
tangular and wedge-shaped areas of
colour are still suspended in the white
picture plane balanced by black hori-
zontal-vertical bars allocated to them,

The “Relational Painting” No. 86 of 1957, an upright
format, demonstrates Glarner’s strategy in a particular
two-fold solution. He has added in the lower right-hand
section of the carefully organised rectangles a structure
within the structure, a picture within a picture as it were. In
the rectangular as well as in the tondo formats, the painter
has executed highly differentiated arrangements; long and
narrow vertical diagonals for instance, large or small
amounts of grey, large and small-scale grids, the dominance
of colours, dense and open areas. The same pictorial im-
agination also infuses the series of tondi paintings among
which No. 39 of 1955 with its radiant yellow appears as an
example of classic harmony. He particularly liked this side
of his work. To him, the circle was the strongest and most

distinct form and symbol man had in-
vented. But one would underestimate
Fritz Glarner if not taking into account
his graphic oeuvre that emerged in the
1940s: Most of it are sketches, rela-
tively large carefully worked sheets
done in charcoal and lead pencil, in
coloured pencil and chalk. With a little
patience, Glarner’s drawings lead the
viewer to the methodology and joyful
inventiveness of the constructive.
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FRITZ GLARNER, ZEICHNUNG
ZU RELATIONAL PAINTING, 1956,
KOHLE AUF PAPIER, 48 X 34 CM

—_

2 Rosenberg Harold, Barnett Newman, New York 1978, p. 61.

3 Time-Life Building New York, 1958— 60. Dag Hammarskold Library, UN Building New York 1961 - 62. — Painted
walls and ceiling, dining room town apartment Nelson A. Rockefeller, New York 1963 - 64. As installation perma-
nently installed in Haus Konstruktiv Ziirich. — Justice Building, Albany Mall, Albany N.Y. 1967 -68.

* Hnikova Dagmar, Fritz Glarner im Kunsthaus Ziirich, Sammlungsheft 8, 1982, report on the estate of the artist.

5 Staber Margit, Fritz Glarner, Ziirich 1976, pp. 26. — Weinberg Staber Margit, Wirkungen und Gegenwirkungen, Fritz
Glarner in Paris und New York, in: Kunst-Stoffe, Texte seit 1960, Ziirich 2008, pp. 78.
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Rot, Blau, Gelb, Die Primiarfarben in der Kunst des 20. Jahrhunderts. Hrsg. Bernhard Biirgi, Stuttgart/Teufen 1988.

DESIGNKOLUMNE //DESIGN COLUMN
TEXT: MERET ERNST

DAS VITRAHAUS, GEBAUT VON HERZOG & DE MEURON. © VITRA, 2010
Kirzlich an der Pressekonferenz zur Eroffnung des VitraHauses in Weil am
Rhein tiberfiel sie mich, die Erkenntnis: Mobelhersteller verwechseln woh-
nen mit einrichten. Sie tun das mit einer Hartnackigkeit, die System hat.
Und System hat sie, weil wir immer wieder drauf hereinfallen. Gib mir das
richtige Mobel, und ich wohne.

Zur besagten Veranstaltung reisten circa 300 Journalisten und Architek-
turkritikerinnen aus der ganzen Welt an. Vitra! Herzog & de Meuron!
«Gelungen», raunte nach funf Minuten die Fachwelt. Der Bau ist umwer-
fend, hat den fur einen Mobelhersteller notigen Bildsex und ist so perfekt
gebaut, dass jede Frage zum entwerferischen und konstruktiven Aufwand
von vornherein kleinlich wirkte.

Das funfgeschossige Gebaude — aussen dunkelgrau, innen holzweiss — be-
steht aus sieben kreuzweise tibereinander geschichteten und ineinander ge-
schobenen Hohlkorpern. Sie haben den Querschnitt eines wie von Kinder-
hand gezeichneten Hiuschens mit Satteldach. Grosse Fensterflichen schlies-
sen diese extrudierten Hauschen ab. Sie kragen bis zu fiinfzehn Meter aus
und geben von aussen den Blick ins Innere frei. Das Gebaude erschliesst
sich der Besucherin in einem Rundgang: Mit dem Lift fahrt man in das
fiinfte Geschoss und staunt als erstes iiber die erreichte Hohe. Stockwerk
fur Stockwerk kreiselt man sich tiber Wendeltreppen von Halbgeschoss zu
Geschoss zurtick ins Foyer. Die unterschiedlich ausgerichteten Riegel kreu-
zen und durchschneiden sich. Schnell hat man die Orientierung verloren.

Und richtet seine Aufmerksamkeit auf die ausgestellten Mobel. Denn der
ganze architektonische Aufwand dient dem Verkauf der Home Collection.
Jedes Hauschen ist ein Vitra-Hduschen, das mit Vitra-Mobeln (und einigen
wenigen Stiicken, die nicht aus der Kollektion stammen), eingerichtet sind.
Jedes Arrangement beweist die relaxte Collage, mit der die Mobelfirma seit
ein paar Jahren ihre Wohnklassiker und neuen Entwiirfe vermarktet. Mit
diesem Bau haben sie ihr Zuhause gefunden. Selten finden Hiille und In-
halt, Symbol und Funktion zu einer derartigen Einheit — ganz nach dem
Lehrbuch der Corporate Architecture.

Ziel erreicht? Bauherr Rolf Fehlbaum sieht das VitraHaus als einen Ort,
um Wohnen zu erforschen. Was hier vorgestellt werde, animiere dazu, sich
und sein Wohnen stets neu zu erfinden. Klingt gut. Aber genau das ist die
Frage: Erforschen wir wohnen, wenn wir uns Mobel anschauen? Wird un-
ser Zuhause ein anderes, wenn ein Lounge Chair darin steht? Leben wir ein
anderes Leben, wenn wir abends unter der Akari-Lampe im Jongerius-Sofa
sitzen? Die Frage ist trickreicher, als sie auf den ersten Blick scheint. Langst
durchdringen Inszenierungswiinsche den privaten Raum der Wohnung —
den einzigen Raum, den wir so gestalten konnen, wie wir wollen. Ich bin,
wie ich mich einrichte, ich richte mich ein, wie ich es im Showroom vorge-
fuhrt bekomme. Solche Kurzschliisse haben wir lingst verinnerlicht. Zum
guten Glick fir die Mobelindustrie.

SHOWHOUSE

During the press conference at the recent opening of the VitraHaus in Weil
am Rhein, I was suddenly struck by a sudden insight: furniture manufac-
turers mistake living in a home for furnishing a home. They do so with an
intractability that nearly proves systematic — and it is systematic because
we continue to fall for it: “Give me the right piece of furniture and I will
live in style”.

About 300 journalists and architecture critics from all over the world
had travelled to the event. Vitra! Herzog & de Meuron! “A success!” ex-
perts were whispering after five minutes. The building is stunning, it offers
the visual sexiness indispensable to furniture manufacturers and has been
built with such perfection that any inquiry regarding the design and con-
struction expenses seemed vicious.

The five-storey building — dark-grey on the outside, white on the inside —
consists of seven hollow units that are stacked crosswise or intersect with
each other. They have the cross section of a small pitch-roofed house drawn
by a child. Large glass fronts close off the small extruding houses. Cantilev-
ering up to 15 meters outwards they offer a view of the interior from the
outside. The building structure becomes comprehensible to visitors with
the help of a tour. Taking a lift to the 5 floor one is first of all amazed by
the height. From one storey to the next one follows a route via circular
stairways leading from mezzanines to the floors below and back to the
foyer. Differently aligned transoms cross and intersect each other, hence
you might quickly loose your orientation and instead pay attention to the
furniture on exhibit. Because the whole architectural extravagance is there
to promote the sale of the Home Collection. Every little house is a Vitra
house furnished with Vitra furniture (and very few pieces not taken from
the collection). Each arrangement represents the relaxed collage the furni-
ture company has placed on the market a couple of years ago to promote
their classic and new furniture designs. In this building, the designs have
found a home. Packaging and content, symbol and function come together
in such unison — completely in line with a text book for corporate architec-
ture; Quite a curiosity.

Goal attained? The owner, Rolf Fehlbaum, looks at VitraHaus as a place
to explore home living. The exhibits here are to stimulate people to con-
tinuously redefine themselves and the way they live. Sounds good. But that
is the question: do we explore how we live when we look at furniture? Will
our home become a different one with a Lounge Chair in it? Do we live a
different life if we sit under an Akari Lamp on the Jongerius Sofa in the
evening? The question is trickier than it appears at first sight. For some
time now attempts at home staging intrude into the private space of the
home — the only space we can furnish the way we like. I am the way I have
furnished my home, I furnish my home the way it is presented to me in the
show room. Such irrational mental connections have become internalised
by now. For the benefit of the furniture industry.
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THE FUTURE LIES WITHIN THE INTERNET. THAT OF THE MEDIA, PERHAPS ALSO THAT OF FILM. BUT WHAT ABOUT THE FUTURE OF ART MAGAZINES AND

ART BOOKS? NIKLAS VON BARTHA HAS TRIED TO ANSWER THAT QUESTION AND OFFERS A WONDERFUL OVERVIEW OVER SOME OF THE MOST INTERESTING

ART BLOGS TO BE ONLINE.

Over the past decade, digitalisation
has played an increasingly important
role in our everyday lives. So far, tech-
nology is still developing, however in
the coming years we will experience
the biggest and arguably most ad-
vanced shift in our digital evolution.
Devices such as Apple’s iPad, Ama-
zon’s Kindle and the omnipresent
iPhone are only the first in a host of
new devices, which will all be geared
towards providing platforms for paid
online services.

Many of these services are set to fur-
ther revolutionize the world of pub-
lishing. This should be seen in the con-
text of the current demise of tradition-
al Newspapers, slowly coming to an
end as publishing houses begin to un-
derstand the value of producing paid-
for content through their online sub-
sidiaries. This marks a clear shift away
from the previous “everything for
free” culture, supposedly financed
through advertising, which is widely
regarded as one of the driving forces
behind the initial uptake of the Inter-
net.

SHIFT TO DIGITAL. As Newspapers
close printing operations and move
towards providing online services, the
same procedure has begun to affect
the world of regular book publishing.
With the increasing uptake of e-book
readers and e-book capable devices,
the foundations for a paper free world
of book publishing have been laid.
Obviously, the aim of the game is to
take full advantage of the superiority
of the Internet as a phenomenally
cheap and efficient distribution tool.
One of the main advantages for the
end user is that online digital book-
stores can offer an unlimited amount
of contents and variety as the digital
world annihilates all logistical bound-
aries which beset a regular bookshop.

The questions on my mind are obvi-
ously driven by concerns such as the
loss of the art of publishing, as a screen
can and hopefully never will replace
the benefit of handling and reading a
proper book. One area where this is of
particular interest is art-book publish-
ing. As much as I embrace the web,
the different technological advantages
and revel in the geeky side of it all 1
still can’t imagine how an online pub-
lication should replace a beautifully

published monograph, or a properly
produced book. I can’t imagine any
online publication ever matching the
quality and care of a Steidl book for
example.

Despite that I believe there are
numerous other ways in which the
hyperspace can add and contribute to
the world of publishing in the field of
high culture. The Internet offers an
often forgotten advantage that a book
can never offer, the ability to be kept
up to date, the ability to endlessly
grow and most and foremost the abil-
ity to connect to additional informa-
tion through the power of the hyper-
link, signified by the simple click of a
mouse. In my mind, at the centre of
this bright new world there lies a
simple technology that is commonly
referred to as the Blog.

PLATFORM WITH MANY POSSIBILI-
TIES. As we stand at this point of un-
paralleled possibilities in digital and
human evolution, blogs offer a fantas-
tic platform for expression to us. The
majority of blogs that can currently be
found on the Internet are to some ex-
tend glorified diaries. These may doc-
ument anything from the simple in
and outs of daily family life in a typi-
cal and predominantly American sub-
urb, or frankly display frightening and
somewhat exhibitionist tendencies
harboured in today’s “OMG” teenage
youth culture. However, more impor-
tantly, many blogs appear to deal with
far more profound subjects such as
cooking. The latter recently featured
in Nora Ephron’s beautiful movie
“Julie & Julia”, where the protagonist
Julie Powell, played by Amy Adams,
writes a daily food blog, outlining her
trials and tribulations as she attempts
to cook every receipt from Julia Child’s
book “My Life in France”.

Returning to the subject of art and
design blogs, these post a real threat
to art-magazines in particular. As
blogs are taking increasingly advan-
tage of new technologies they pretty
much render traditional art-magazines
obsolete. The linked in nature of blogs
and indeed blogs of blogs further em-
phasises the great possibilities this
new form of publishing offers.

Some traditional art-magazines such
as the German “art” are trying to em-
brace this trend, however I can’t get

over the feeling that this is done under
the pretence of “if you can’t beat them
join them”.

A DIFFICULT TASK. Many websites
appear to miss the point, they are con-
structed in ways that correspond to
regular magazines and structured by
thematic articles, be it with the addi-
tion of the occasional links to external
data sources. Some of these are even
operated by “old” media outlets.
However, apart from making printed
texts and images available on the web,
these blogs don’t necessarily add any-
thing to the experience, which in many
ways defeats their purpose.

Despite the sheer limitless possibili-
ties in which data can be made avail-
able in blogs, the most successful art,
design and architecture blogs seem to
be the ones that limit themselves to a
particular form of expression; many
are purely visual. A good example of
such a blog is the idiosyncratically en-
titled “But Does It Float” blog, which
endlessly lists and links image material
to a myriad of different subjects. An-
other great example of this genre is
the brilliant “Feasting Never Stops”,
which is without a doubt very close to
my heart.

For the purpose of introducing you
to the wired and wonderful world of
the blog I have put together a shortlist
of nine blogs. This list is by no means
complete, nor does it cover all the dif-
ferent aspects of contemporary blog-
ging. It does, however, offer a good
starting point, as I encourage you to
explore the endless possibilities of this
intriguing new medium.

WWW.FEASTINGNEVERSTOPS.COM
A wonderful image laden blog that
features the beauty of food in all its

glorious variations, recent posts in-
clude a survey of food photographs
for Vogue America. Spanning six dec-
ades the post is adequately entitled
“Cholesterol’s Revenge”.

BUTDOESITFLOAT.COM

As with “Feasting Never Stops”, this
image blog is running on the recently
launched “Cargo” backend and is cu-
rated by two Californians who share a
liking for geometric abstraction and
contemporary photography. Recent
posts highlight the work of Italian art-
ist Gianfranco Pardi, prints by Derek
Faust and paintings by John McLaugh-
lin. The blog’s idiosyncratic selection
process lends itself to repetitive visits,
you are sure to discover something
new every time you get on the site and
scrolling the seemingly endless back
catalogue is a fantastic visual journey
through contemporary globalized cul-
ture.

20R3THINGS.BLOGSPOT.COM

“2 or 3 things I know” is a perfectly
self-conscious art, architecture and
design blog that mixes images with
minimal descriptive text, which is of-
ten linked to additional resources. A
perfect example of a one-man show
blog, in this case edited by Brooklyn-
based stylist Cerré.

2 OR 3
THINGS
I KNOW

WWW.FADWEBSITE.COM

A London based contemporary cul-
ture and art blog. A great resource for
artist interviews and portraits, it hosts
an eclectic mix of art-related news and
selected private view announcements.

KUTR.CH

A Swiss blog that sets out to “to get
you thinking”, the blog often relies on
images only and reserves comments to

the viewer. The site is a great resource
for surfers seeking information about
important and intriguing exhibitions.
The site is the perfect destination if
you need a quick break from work.
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KULTUREFLASH.NET

A London focused contemporary
culture website set up in 2002, this
blog relies on submissions by multiple
editors, contributors include the om-
nipresent Sherman Sam and Andrew
Bick, familiar to the readers of this pa-
per. Postings highlight a wide array or
cultural events. The page was recently
redesigned making the site TimeOut
London’s worst Nightmare.

WWW.DESIGNBOOM.COM

A commercial outfit that covers indus-
trial design, architecture and art re-
lated projects, this site is a good daily
news source for everyone interested in
contemporary design and architecture.
Links to the source material and short,
well edited descriptive texts make this
a very helpful site.

WWW.COOLHUNTING.COM

A commercial blog that covers the
world of contemporary art, design, ar-
chitecture and fashion, with regular
video features and interesting adver-
tiser tie ups this page is one of a few
commercial blog sites that had man-
aged to make money from blogging
and still continues to provide intrigu-
ing content.

VERNISSAGE.TV/BLOG/

Originating from Basel, this outstand-
ing video-blog features openings and
events from the global contemporary
art world. It’s an art voyeur’s dream.
The ability to subscribe to its contents
trough iTunes highlights the many
ways in which information from blogs
can be repurposed through different
technologies and forms of presenta-
tion.
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IM_INTERNET LIEGT DIE ZUKUNFT. JENE DER MEDIEN, VIELLEICHT AUCH JENE DES FILMS. AUCH JENE DER KUNST-ZEITSCHRIFTEN UND KUNST-

BUCHER? NIKLAS VON BARTHA HAT SICH MIT EBEN DIESER FRAGE BESCHAFTIGT UND GIBT IHNEN EINEN WUNDERBAREN UBERBLICK UBER EIN PAAR

DER INTERESSANTESTEN KUNST-BLOGS, DIE ES ZURZEIT IM VIRTUELLEN RAUM ZU BESUCHEN GIBT.

Um zum eigentlichen Thema — Blogs im Bereich Kunst und Design — zuriickzukehren, ist anzumer-
ken, dass diese eine reale Gefahr insbesondere fiir Kunstmagazine darstellen. Da Blogs in zuneh-
mendem Mass die Vorteile neuer Technologien ausreizen, lassen sie traditionelle Kunstmagazine
ziemlich iiberholt aussehen. Die verlinkte Natur der Blogs — ja sogar Blogs von Blogs — betont die
grossartigen Moglichkeiten, die diese neue Form des Publizierens bietet, zusatzlich.

Einige klassische Kunstmagazine wie etwa die Deutsche «art» versuchen sich diesen Trend zu ei-
gen zu machen, doch lasst einen das Gefiihl nicht los, dass sie dies unter dem Vorwand «Mach dir
den Feind zum Freund» tun.

SCHWIERIGE AUFGABE. Viele Webseiten scheinen das Ziel zu verfehlen, denn sie sind auf eine Art
strukturiert, die sich an giangigen Magazinen mit der Einteilung nach thematischen Artikeln orien-
tiert, selbst wenn sie gelegentlich Links zu externen Quellen enthalten. Manche dieser Seiten werden
sogar von «alten» Medienvertreibern bedient. Aber abgesehen von der Produktion gedruckter Tex-
te und Bilder, die auf diesem Weg verfugbar gemacht werden, tragen diese Blogs nicht wesentlich zu
einem besonderen Erlebnis bei, und das untergribt ihre Berechtigung.

Trotz der schier unbeschrinkten Moglichkeiten, via Blogs Daten zur Verfiigung zu stellen, scheinen
die erfolgreichsten Kunst-, Design- und Architekturblogs jene zu sein, die sich auf eine spezifische
Ausdrucksform beschrianken; manche sind vollig visuell. Ein gutes Beispiel dafiir ist der eigenwillig
betitelte Blog «But does it float», der Bildmaterial zu einer Unzahl von verschiedenen Themen end-
los auflistet und verknlipft. Ein weiteres grossartiges Beispiel dieses Genres ist der brillante «Feas-
ting Never Stops»-Blog, der mir ohne Zweifel ganz besonders am Herzen liegt.

Um dich in die vernetzte und wunderbare Welt des Blogs einzufithren, habe ich eine Auswahl aus
neun Blogs zusammengestellt. Diese Liste ist weder vollstindig noch deckt sie alle unterschiedlichen
Aspekte der gegenwirtigen Bloggingszene ab. Dennoch bietet sie einen geeigneten Ausgangspunkt,
um die unendlichen Moglichkeiten dieses faszinierenden neuen Mediums zu erforschen.

WWW.FEASTINGNEVERSTOPS.COM

Ein prichtiger, von Bildern iiberfluteter Blog, der die Schonheit des Essens in allen seinen herrlichen
Variationen zeigt. Unter den neueren Eintragen findet sich eine Fotoserie zum Thema Essen fiir die
Amerikanische Vogue. Da er sich tiber sechs Jahre zieht, tragt der Eintrag den angemessenen Titel
«Die Rache des Cholesterins».

i P i WWW.BUTDOESITFLOAT.COM Wie «Feasting Never Stops»

% lauft dieser Bildblog tiber das kiirzlich lancierte «Cargo»-
Netzwerk. Der Blog wird kuratiert von zwei Kaliforniern,
die eine Liebe fiir geometrische Abstraktion und zeitgenos-
sische Fotografie teilen. Jingere Eintrige widmen sich ins-
besondere dem Werk des italienischen Kiinstlers Gianfran-
co Pardi, den Drucken von Derek Faust und den Gemil-
den von John McLaughlin. Das eigenwillige Auswahlpro-
zedere dieses Blogs ladt zu wiederholten Besuchen ein,
denn jedes Mal lisst sich auf der Seite wieder etwas Neues
entdecken. Wihrend man durch die scheinbar endlosen
Kataloge blittert, begibt man sich auf eine fantastische vi-
suelle Reise durch die globalisierte Kultur der Gegenwart.
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WWW.20R3THINGS.BLOGSPOT.COM
«2 or 3 things I know» ist ein sehr reflektierter Blog iiber Kunst, Architektur und Design, der Bilder
mit minimalem, beschreibendem Text verbindet, der oft auch Verweise auf zusitzliche Quellen ent-

halt. Ein perfektes Beispiel eines Einmannunternehmens, in diesem Fall editiert von dem in Brook-
lyn lebenden Stylisten Cerré.

R = WWW.FADWEBSITE.COM
1 Aus London stammend und der zeitgenossischen Kunst
und Kultur gewidmet, bietet dieser Blog eine reichhaltige
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ausgewihlte private Ankiindigungen.
Ein Blog aus der Schweiz, der zum Denken anregen will.
== Der Blog besteht zu einem grossen Teil nur aus Bildern und
] ' e 11 uberlasst das Kommentieren dem Betrachter. Die Seite
== yALlS stellt eine grossartige Quelle fiir Surfer dar, die Informatio-
nen zu wichtigen und faszinierenden Ausstellungen suchen.
Die Seite ist der perfekte Ort, wenn man sich bei der Arbeit eine kurze Auszeit nehmen mochte.
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KULTUREFLASH.NET

Dies ist eine im Jahr 2002 eroffnete, auf London ausgerichtete Webseite, die der gegenwartigen
Kultur gewidmet ist und auf Beitragen verschiedener Editoren basiert. Zu den Mitwirkenden geho-
ren die omnipriasenten Sherman Sam und Andrew Bick, die den LeserInnen dieser Zeitschrift be-
kannt sein durften. Die Eintrdge beschiftigen sich mit einem breiten Spektrum an kulturellen Ereig-
nissen. Die Seite wurde kiirzlich neu gestaltet, was sie zum schlimmsten Alptraum fiir TimeOut
London macht.

WWW.DESIGNBOOM.COM

Eine kommerzielle Einrichtung, die Industriedesign, Architektur und kunstrelevante Projekte ab-
deckt und eine gute Quelle an Tagesaktualititen fiir jene bietet, die sich fiir zeitgenossisches Design
und Architektur interessieren. Die Links zum Quellenmaterial und kurze, gut editierte Beschriebe
machen Designboom zu einer sehr niitzlichen Seite.

WWW.COOLHUNTING.COM Ein kommerzieller Blog, der die [57 .. =
Welt der Gegenwartskunst, des Designs, der Architektur
und der Mode abdeckt. Mit regelmaissig erscheinenden Vi-
deos und interessanten Werbungen ist dies eine der weni-
gen kommerziellen Seiten, die es geschafft hat, mit Blog-
ging Geld zu machen und die nach wie vor spannende In-
halte liefert.

VERNISSAGE.TV/BLOG

Aus Basel stammend berichtet dieser aussergewohnliche
Videoblog iiber Eroffnungen und Events der Gegenwarts-
kunst weltweit. Die Seite ist ein Traum fiir jeden Kunstvo-
yeur. Die Tatsache, dass der Blog iiber iTunes abonniert
werden kann, unterstreicht die vielfiltigen Moglichkeiten, wie Informationen aus Blogs mittels ver-
schiedener Technologien und Prasentationsformen genutzt werden konnen.

TEXT: CHRISTIAN SCHAERNACK

MARKT-GEFLUSTER

DAMMERUNG AM MESSEHIMMEL

Es gibt ein neues Sternchen am Firmament der Kunstmessen. Noch ist die Strahlkraft tiberschaubar
und beschrankt sich auf die US-amerikanische Sphire — genauer gesagt auf den Himmel tiber New
York. Doch was klein angefangen hat, konnte sich schon bald zu einem ausgewachsenen Star mau-
sern.

«Independent» heisst das Experiment treffenderweise. Man versteht sich zwar als kommerzielles
Unterfangen, als Verkaufsveranstaltung — und damit als Konkurrenz zu anderen Messen — doch
«Look» und «Feeling» konnten anders kaum sein. Die Plattform ist brandneu und prisentierte sich
ertsmals Anfang Mirz im New Yorker Stadtteil Chelsea, parallel zur «Armory Show», der renom-
mierten Jahresschau der «Art Dealers Association of America» und der zahllosen Satellitenveran-
staltungen wie «Scope» oder «VoltaNY».

Beteiligt waren rund vierzig meist junge Galerien aus Europa und den USA. Doch auch grosse
Namen wie Maureen Paley aus London fehlten nicht. Was war also anders? Dem sterilen Messe-
Flair mit seinen gleissenden Deckenstrahlern und der industriellen Auslegeware war ein intimer
Parcours tiber mehrere Stockwerke im ehemaligen Gebdude der «DIA Art Foundation» gewichen;
die handelsiiblichen Kojen waren genauso Fehlanzeige wie Ticketschalter oder VIP-Lounge. Es war
offensichtlich, wer hier gelockt werden sollte: Kuratoren, Kiinstler und der harte Kern der Samm-
lerschaft. «Das hier ist die echte Kunstwelt» jubelte die angesehene New Yorker Kunstberaterin
Thea Westreich — als «Creative Director» eine Mitinitiatorin der «Independent» — am tuberlaufenen
Eroffnungsabend. Die strenge Hand Westreichs zeigte ihre Spuren. Die einzelnen Positionen wirkten
wie kuratiert, die Vorgaben der Architektur — weitgehend offene Fabriketagen — wurden zur Prasen-
tation der jungen Kunst ideal genutzt. Statt Preisschildern und Champagnerfloten gab es Platz zum
Diskutieren. Intelligentes Ausstellen war gefragt, nicht durchlauferhitzte Abzocke. Und das Ganze
frei nach der Devise: Zurtck zu den Inhalten.

Mit ihrem Konzept kniipft die «Independent» nicht nur an klassische Alternativmessen wie etwa die
«Unfair» an, die 1992/93 den Ko6lner Kunstmarkt aufmischte. Man scheint auch einen Nerv im
aktuellen Kunstbetrieb getroffen zu haben. Denn auch wenn sich die Verkaufszahlen seit dem Aus-
bruch der Finanzkrise 2008 wieder erholt haben, bleibt doch ein schaler Beigeschmack. So scheinen
hergebrachte Messekonzepte, basierend nicht zuletzt auf einem Massenpublikum, auf schnellem
Umsatz, Glitz und Glamour, irgendwie passé. Ermiidung macht sich breit. «Ich habe schon lange
nicht mehr so viel positive Energie gesptirt», schwirmte hingegen «Independent»-Teilnehmerin Pa-
ley und freute sich sichtlich am fachkundigen Insider-Publikum. «So etwas lag formlich in der
Luft.»

Die Liste der Aussteller war gespickt mit namhaften Programmgalerien der jingeren Garde: Eliz-
abeth Dee und Andrew Kreps (New York), Johann Koenig und Isabella Bortolozzi — beide aus
Berlin — «gb agency» oder «Sutton Lane» (Paris/London /Bruessel). Dee selbst ist gemeinsam mit
Darren Flook («Hotel») Griinderin der Plattform und war schon zuvor mit ihrer vielbeachteten «X
Initiative» aufgefallen, die 2009 an gleicher Stelle stattfand. Und dennoch ist alles auf Teamwork
ausgelegt. Man versteht sich als «Kooperative»; alle Kosten werden geteilt; es gibt kein Auswahl-
gremium und keine Messe-Gesellschaft; die Teilnahme erfolgt ausschliesslich auf Einladung.

Bleibt freilich abzuwarten, ob sich die Organisatoren auf Dauer den Spielregeln des Marktes wi-
dersetzen konnen. Schon heute reihen sich die Interessenten, die im nichsten Jahr der «Armory»
endgtltig den Riicken kehren wollen und auf den Hoffnungstrager «Independent» setzen. Wenn es
Dee & Co. gelingen sollte, Konzept und Qualitiat der ersten Ausgabe zu halten, wire nicht nur der
New Yorker Kunstbetrieb um eine Attraktion reicher. Dann mag man auch andernorts den Zeichen
der Zeit folgen — und sich ein Beispiel nehmen.

Seit dem letzten Jahrzehnt spielt die Digitalisierung eine zunehmend wichtige Rolle in unserem All-
tag. Bis jetzt steckt die Technologie noch in den Kinderschuhen, aber in den kommenden Jahren
werden wir den grossten und wahrscheinlich weitreichendsten Wandel in der digitalen Evolution
erleben. Das iPad von Apple, der Kindle von Amazon und das allgegenwirtige iPhone sind nur die
ersten in einer Reihe von neuen Geriten, die alle darauf ausgerichtet sind, Plattformen fur bezahlte
Onlinedienste anzubieten. Viele dieser Angebote sind darauf angelegt, insbesondere die Welt des
Verlagswesens weiter zu revolutionieren. Diese Entwicklung muss
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und zu lesen. Ein Bereich, fiir den dies von spezieller Bedeutung sein diirfte, ist die Publikation von
Kunstbuichern, denn so sehr ich auch das Web und seine verschiedenen technologischen Vorteile
verehre und in seinen streberhaften Seiten schwelge, bezweifle ich doch, dass eine Onlinepublikati-
on eine prachtig gestaltete Monographie oder ein sauber gefertigtes Buch ersetzen konnte. Ich kann
mir nicht vorstellen, dass irgendeine Onlinepublikation jemals die Qualitiat und Sorgfalt etwa eines
Buches von Steidl erreichen konnte.

Und trotzdem glaube ich, dass es viele verschiedene Wege gibt, auf

im Zusammenhang mit dem derzeitigen Niedergang des traditionel-
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denen der Hyperspace zu Veroffentlichungen im Bereich der Hoch-

len Zeitungswesens gesehen werden, der langsam zu einem Ende
kommt, da die Verlagshiduser erkannt haben, dass der Vertrieb von
gebuihrenpflichtigen Inhalten iiber ihre Onlineausgaben lohnend ist.
Dies bedeutet eine Abkehr von der bisherigen, angeblich durch Wer-
bung finanzierten «Alles-ist-gratis»-Kultur, die weithin als eine der
bestimmenden Krifte hinter dem anfinglichen Aufstieg des Internets
angesehen wird.

VERSCHIEBUNG INS DIGITALE. Wihrend Zeitungen ihren Druck-
betrieb schliessen und Onlineangebote anzubieten beginnen, passiert
dasselbe in der Welt des Buchverlagswesens. Mit dem E-Book, das
nicht nur tiber eine wachsende Leserschaft verfiigt, sondern fiir das
auch immer mehr kompatible Gerite zur Verfiigung stehen, wurde
der Grundstein fiir eine papierlose Welt der Buchpublikation gelegt.
Das Ziel dieses Spiels ist es, die Uberlegenheit des Internets als ein
aussergewoOhnlich kostengiinstiges und effizientes Verteilinstrument
voll auszunutzen. Ein hauptsichlicher Vorteil fir den Endverbraucher besteht darin, dass digitale
Buchlidden eine unlimitierte Menge an Inhalten und Auswahlmoglichkeiten bieten konnen, weil in
der digitalen Welt alle logistischen Barrieren aufgehoben sind, die eine gewohnliche Buchhandlung
einschrianken. Natiirlich sind die Fragen, die mich beschiftigen, auch getrieben von Befiirchtungen,
so etwa dass die Kunst des Verlegens verloren gehen konnte, denn ein Bildschirm kann und wird
hoffentlich nie den so oft ibersehenen Wert ersetzen, ein richtiges Buch in den Handen zu halten
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kultur beitragen kann. Das Internet bietet einen oft vergessenen
Vorteil an, den ein Buch niemals leisten kann: die Moglichkeit, auf
dem Laufenden gehalten zu werden, unbeschrinkt zu wachsen und
vor allem zusitzliche Informationen durch die Leistung des Hyper-
links — symbolisiert durch einen simplen Mausklick — zu verknup-
fen. Meiner Ansicht nach liegt eine simple Technologie im Zentrum
dieser verheissungsvollen, neuen Welt: der Blog.

PLATTFORMEN MIT VIELEN MOGLICHKEITEN. Nun, da wir uns an
einem Punkt befinden, an dem sich unvergleichliche Moglichkeiten
in der digitalen und menschlichen Evolution auftun, gewihren uns
Blogs eine fantastische Plattform, um uns auszudriicken. Die Mehr-
heit der momentan im Internet vorhandenen Blogs sind zu einem
gewissen Grad verklarte Tagebuicher. Diese Blogs dokumentieren so-
wohl das einfache Auf und Ab des Familienalltags in einem typi-
schen und vorwiegend amerikanischen Vorort als auch die offen
gesagt furchteinflossenden und eher exhibitionistischen Tendenzen der heutigen «Oh-mein-Gott!»-
Jugendkultur. Viel wichtiger scheint aber, dass sich zahllose Blogs auch mit profunderen Themen
auseinandersetzen, wie etwa dem Kochen. Dieses Thema spielte vor Kurzem in Nora Ephrons wun-
derbarem Film «Julie & Julia» eine Rolle, in dem die Protagonistin Julie Powell, die von Amy
Adams gespielt wird, einen tiglichen Kochblog schreibt, in dem sie ihre Probleme und Sorgen beim
Nachkochen samtlicher Rezepte aus Julia Childs Buch «My Life in France» schildert.

“]
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TEXT: CHRISTIAN SCHAERNACK

NEW DAWN AT THE FAIRS

There is a new star on the horizon of
art fairs. Its brightness can still be
tracked, it is limited to the American
sphere — more precisely to the sky
above New York. Yet what has mod-
erately begun could soon emerge as a
full-fledged star.

“Independent” is the fitting name of
this experiment. It presents itself as a
commercial undertaking, as a sales
event — thus in competition with other
art fairs — but look and feel could not
be more differently. The platform is
brand new and was presented for the
first time at the beginning of March in
New York’s Chelsea neighbourhood,
parallelly to the “Armory Show”, the
prestigious yearly event of the Art
Dealers Association of America and a
number of related events like “scope”
or “VoltanNY”.
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Its participants numbered about forty,
mostly young galleries from Europe
and the US. But big names like Mau-
reen Paley of London were also
present. So what was different? The
sterile atmosphere with its glaring
downlights and industrial carpeting
gave way to an intimate course over
several floors in the former building of
the DIA Art Foundation. The custom-
ary berths were absent as were ticket
booths or a VIP lounge. Who was to
be enticed here was obvious: curators,
artists and the prestigious circle of
collectors. “This here is the real art
world” Thea Westreich, the esteemed
New York art consultant and as crea-
tive director one of Independent’s co-
initiators, enthused on the crowded
opening night. The rigorous hand of
Westreich had left its imprint. The in-

dividual exhibits gave the impression
of being curated, the architectural set-
ting — predominately open-space fac-
tory floors — was ideal for the presen-
tation of young art. Instead of price
tags or champagne glasses space was
allocated for discussions. What was
called for was intelligent presentation,
not hyped-up ripoffs. The motto per-
meating the whole event was: back to
content.

With its concept the Independent
does not only go back to classic alter-
native fairs such as the “Unfair” that
stirred up the Cologne art market in
1992/93. It also seems that a nerve in
the contemporary art business had
been touched. Although the sales fig-
ures have recovered since the onset of
the financial crisis in 2008, art business
has not fully recovered yet. Hence, the

usual art fair concept based not least
on masses of visitors, quick turnover,
glitz and glamour seemed somewhat
passé. Fatigue had set in. “I haven’t no-
ticed that much positive energy in a
long time”, raved Independent partici-
pant Maureen Paley by contrast, obvi-
ously pleased by the large number of
knowledgeable insiders. “Something
like that was literally in the air”.

The list of exhibitors contained
prestigious galleries of the younger
generation: Elizabeth Dee and Andrew
Kreps (New York), Johann Koenig
and Isabella Bortolozzi (Berlin). “gb
agency” or “Sutton Lane” (Paris/Lon-
don/Brussels). Dee herself, together
with Darren Flook (“Hotel”), is one
of the founders of the platform, she
had attracted attention already earlier
with her widely noticed “X Iniative”

MARKET RUMORS

which took place at the same venue in
2009. Nevertheless everything was
geared to teamwork. The participants
see themselves as a cooperative, all
costs are shared, there is no selection
commission and no incorporated fair
association. Participation is restricted
to those invited.

Time will tell, whether the organis-
ers can withstand the rules of the mar-
ket in the long run. There are already
those who want to turn their back for
good to the “Armory Show” next year
and go with the hope-inspiring “Inde-
pendent”. If Dee & Co. can succeed in
keeping up the concept and quality of
the first show then New York’s art
world would be enriched by an addi-
tional attraction. Elsewhere, too, one
might notice the signs of the times and
follow suit.
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TEXT: JOAN RAMON ESCRIVA

HEIMLICHE KULTURHAUPTSTADT

VALENCIA HAT SICH IM LAUFE DES 20. JAHRHUNDERTS ZU EINER KULTURMETROPOLE ENTWICKELT. DABEI HAT DIE STADT WEITAUS MEHR ZU BIETEN ALS

TEURE STARARCHITEKTUR. GERADE AUF DEN STRASSEN UND IN DEN VIELEN LOKALEN, MUSEEN UND GALERIEN PULSIERT DAS LEBEN UND DIE KULTUR.

CIUDAD DE LAS ARTES Y LAS CIENCIAS (THE CITY OF ARTS AND SCIENCE)

«Wir Valencianer sind die einzigen,
die den Mut haben, an bloss einem
Tag die Arbeit eines ganzen Jahres zu
verbrennen». So lautet der Slogan ei-
ner Werbekampagne, die eine grosse
Spanische Telefongesellschaft entwor-
fen hat, um sie nur im Mirz und nur
in Valencia aufzuhidngen. Dann niam-
lich feiern die Valencianer die «Fiesta
de San José», wofur sie auf Strassen
und Plitzen ihre bekannten Fallas er-
richten. Fallas sind satirische Figuren,
die in aufwendiger und kostspieliger
Handarbeit angefertigt und in der
Nacht des 19. Marzes in einer Art rei-
nigendem Ritual in Brand gesetzt wer-
den. Damit wird der Fruhlingsanfang
willkommen geheissen. Diese, oft als
kitschig empfundenen Figuren aus
Pappmaschee und Polyester waren
wiahrend Jahrzehnten das Wahr-
zeichen der Stadt — sonst war sie nur
fir ihre Orangen bekannt.

Nach Ansicht einiger Historiker be-
gann die Erneuerung in der Kunst in
Valencia um die Wende zum 20. Jahr-
hundert. Damals, in einer Bliitezeit
des Orangenexports, entdeckte Jo-
aquin Sorolla den Luminismus fiir sei-
ne Malerei und o6ffentliche und private
Gebaude wurden im Stile des katala-
nischen Modernismus errichtet. Be-
sonders bemerkenswert sind die Esta-
cién del Norte, der Mercado de Col6n
und der imposante Mercado Central.
Die meisten Historiker sind jedoch der

MUVIM (MUSEO VALENCIANO DE LA ILUSTRACION Y DE LA MODERNIDAD)
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Meinung, dass der Umschwung in der
Kunst erst in der Zeit der zweiten Re-
publik (1931-1939) stattfand. Eine
neue Generation von Kunstlern, allen
voran der Plakatmaler und Fotomon-
teur Josep Renau, und rationalistische
Architekten fithrten verschiedene is-
thetische und urbanistische Fortschrit-
te der Avantgarde aus Europa ein. Da-
mit wehte ein frischer kosmopoliti-
scher Wind in der Stadt. Der Ausbruch
des Biirgerkrieges und der Anfang der
Diktatur unter Franco setzten jedoch
dieser Entwicklung ein jahes Ende, da
sich die meisten Vertreter der republi-
kanischen Avantgarde gezwungen sa-
hen, ins Exil zu gehen. Erst Mitte der
Funfziger Jahre wurde diese Entwick-
lung wieder aufgegriffen und kam
dann in den Sechzigern und Siebzigern
in Schwung, wobei sie immer mehr im
Zeichen des Widerstandes gegen Fran-
co stand.

WER, WO IST DAS EPIZENTRUM? Mit
dem Einzug der Demokratie im Jahre
1978 normalisierte sich die Lage im
Land und es entflammte ein Wett-
kampf zwischen den Stiddten, die nun
alle im Epizentrum der neuen politi-
schen Landkarte stehen wollten. So
konzentrierte sich die Stadt Valencia
in den Achtzigern vor allem darauf,
ihr Stadtbild zu modernisieren. Einer-
seits wollte sie ihr historisches Erbe
bewahren, andererseits aber auch ihre

Infrastruktur erneuern. Aus dieser
Zeit stammen der Park, der im ehema-
ligen Bett des umgeleiteten Flusses Tu-
ria angelegt und zur Lunge der Stadt
wurde, sowie der Palau de la Musica
und das Museum fiir moderne Kunst
(IVAM).

Eines der wichtigsten Ziele der Lo-
kalpolitiker war es, Valencia zu einem
festen Ziel fiir die Millionen Touristen
zu machen, die jedes Jahr Spanien be-
suchen, deshalb wurden viele interna-
tionale Sportveranstaltungen, wie der
America’s Cup, ein Formel-1-Rennen
und ein Tennisopen in die Stadt ge-

holt.

UMSTRITTENES KULTURZENTRUM.
Die Valencianer und ihre Behorden
glauben, mit der Schritt fur Schritt er-
weiterten Ciudad de las Artes vy las
Ciencias (Stadt der Kinste und der
Wissenschaften) im Laufe der Jahre
eine der wichtigsten Kulturstitten
Spaniens geschaffen zu haben. Dieser
architektonische Komplex wurde vom
valencianischen Architekten Santiago
Calatrava entworfen und beinhaltet
unter anderem ein Museum der Wis-
senschaften, einen Meereskundepark
und ein Opern- und Kulturhaus. Es
gibt jedoch auch kritische Stimmen,
die dem international bekannten Ar-
chitekten und seinen politischen For-
derern vorwerfen, sie hitten einen gi-
gantisch teuren und inhaltslosen Klotz

PALAU DE LES ARTS (0PERA PALACE)
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errichtet und seien damit nur der viel-
geschmihten Mode der Spektakelar-
chitektur gefolgt.

Ausser dieser philofuturistischen
Anlage weist die Stadt andere wichtige
offentliche Kulturstitten vor, die sich
der Forderung der bildenden Kiinste
widmen. Das Museum fiir moderne
Kunst Institut Valencia d’Art Modern
(IVAM) wurde 1989 eingeweiht und
befindet sich mitten in der Altstadt. Es
war das erste einer neuen Generation
von Museen fur zeitgendssische Kunst,
mit denen Spanien anstrebte, sich in
den internationalen Kreis der Kunst-
ausstellungen einzugliedern. Die Sam-
mlung des IVAM zihlt zu den vollstan-
digsten, wichtigsten und dynamischs-
ten Europas. Herausragend sind hier-
bei der weltgrosste Fundus des Bild-
hauers Julio Gonzélez und die Foto-
grafiesammlung. Dieses Jahr widmet
das Museum den grossten Teil des
Programms dem Dialog zwischen sei-
nen Bestinden und den Sammlungen
anderer Institutionen, wie der Samm-
lung Stein oder der Judith Rothschild
Collection des MoMA.

Es gibt aber auch andere Orte, die
sich der Kunst widmen. Der Saal
Parpallé befindet sich im ehemaligen
Refektorium des Convento de la
Trinidad, das aus dem 15. Jahrhun-
dert stammt. In den temporiren Aus-
stellungen sind meist neue Tendenzen
der zeitgenossischen Kunst zu sehen.
Ein anderer Saal, in dessen Programm
die Entdeckung neuer Talente im Vor-
dergrund steht, ist La Gallera. Dieser
Saal, der von dem Consorcio de Mu-
seos de la Generalitat Valenciana ge-
fiihrt wird, befindet sich in einem
Gebiude, in dem frither Hahnen-
kdmpfe veranstaltet wurden. Auch
weitgehend von diesem Konsortium
abhingig sind Ausstellungen zeit-
genossischer Kunst der Fundacion
Chirivella Soriano im Palacio de Vale-
riola (14. Jh.) und jene des Centre del
Carme in einem Teil des Antiguo
Convento.

KUNST SZENE//ART SCENE

Das einzigartige Ausstellungspro-
gramm des Museo Valenciano de la
Hustracion y la Modernidad (MuVIM)
versucht, die Denkweise des 18. Jahr-
hunderts mit verschiedenen zeitgenos-
si-schen Stromungen zu verbinden.
Dieses Museum konzentriert sich auf
Film, Fotografie, graphisches Design
und das Studium der Kommunikati-
onsmittel. Erst kiirzlich ist dieses Mu-
seum in die Schlagzeilen geraten, weil
sein Direktor zuriicktrat, nachdem ein
Lokalpolitiker die Zensur einiger Foto-
grafien bewirkt hatte, die auf einer
tempordren Ausstellung hitten gezeigt
werden sollen.

PICASSO IM DIALOG. Die Fundacion
Bancaja veranstaltet in seinem Centro
Cultural ebenfalls bemerkenswerte
Ausstellungen. Diese Stiftung ist im
Besitz der weltweit wichtigsten Samm-
lung graphischer Werke Picassos und
widmet sich hauptsichlich der Forde-
rung konzeptueller Dialoge mit diesen
Werken. Nicht weit davon entfernt
zeigt auch die Universidad de Valencia
in ihrem imposanten Gebaude an der
Calle La Nau moderne und zeitgen0ssi-
sche Kunst.

Neben den grosseren Institutionen
der Stadt Valencia gibt es auch 22 pri-
vate Galerien, die das Bild iiber das
aktuelle kreative Geschehen aus dem
In- und Ausland vervollstandigen.
Trotz der Wirtschaftskrise wachst die
Anzahl der lokalen Sammler und viele
Galerien versuchen iiber europiische
und amerikanische Messen den inter-
nationalen Markt zu erschliessen. Dies
ist der Fall sowohl bei etablierten Ga-
lerien wie der Galerie Tomas March,
der Galerie Luis Adelantado, die kiirz-
lich eine Filiale in México City eroff-
nete, My name’s Lolita Art und Espai
Visor, der ersten Galerie, die sich voll
und ganz der Fotografie in Spanien
widmet, als auch bei jingeren Gale-
rien wie der Galerie Rosa Santos, der
Galerie Vall Orti und Pazycomedias.

UND AUSSERDEM

Da das Klima in Valencia meistens
ausgezeichnet ist, erstaunt es nicht,
dass auf den Strassen und Plitzen
immer etwas los ist. Das kulturelle
Angebot der 800000 Einwohner
zdhlenden Stadt ballt sich in der
Altstadt und so kann man die
meisten Museen, Galerien und Se-
henswirdigkeiten bequem zu Fuss
erreichen.

Das Viertel Barrio del Carmen ist
vor allem jenen zu empfehlen, die
sich gerne dem Feiern, der Musik
und der Gastronomie hingeben.
Unter den dutzenden Restaurants,
Cafés und Bars findet sich etwas fiir
Jeden. Empfehlenswert sind das
Tossal, das eine grosse Auswahl an
Reisgerichten anbietet, das Can
Bermell mit seiner hervorragenden,
frischen, mediterranen Kiiche, das
Café Sant Jaume, das Café Negrito,
das Radio City mit seinem heraus-
ragenden Musikprogramm und die
Gay-Bar Venial. In der Nahe dieses
Viertels sind auch das Theatercafé
La Claca, das Café del Duende, das
einzige Lokal, das sich vollstandig
dem Flamenco widmet, das Loco
Mateo mit seinen Konzerten und
Auffihrungen und der alternative
Ort Mazgatzems d’Art zu finden.

Das neue «In»-Viertel ist das
Barrio de Ruzafa und ist besonders
bei Kiinstlern beliebt, die hier in
weitraumigen und hellen Gebauden
aus dem Anfang des 20. Jahrhun-
dert ihre Ateliers eingerichtet
haben. In diesem kosmopolitischen
und multikulturellen Viertel befin-
den sich auch viele Lokale, die
Cafés und Buchhandlungen in
einem sind, wie das Slaughterhouse,
das Ubik und das Cosecha Roja
und auch Orte fir alternative Kunst
wie der Sporting Club Russafa.

Joan Ramon Escriva studierte Geschichte an der Universitat Valencia. Er arbeitet
seit 1989 fur das IVAM, Institut Valencia d’Art Modern, seit 1999 ist er Kurator
und verantwortlich fiir thematische Ausstellungen der Sammlung des IVAM.
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TEXT: JOAN RAMON ESCRIVA

SECRET CAPITAL OF CULTURE

VALENCIA HAS DEVELOPED IN THE COURSE OF THE 20TH CENTURY INTO A CULTURAL METROPOLIS. AT THAT THE CITY HAS TO OFFER MUCH MORE THAN COSTLY STAR ARCHITECTURE.

ESPECIALLY IN THE STREETS AND IN THE MANY RESTAURANTS, MUSEUMS AND GALLERIES VIBRANT LIFE AND CULTURE ABOUND.

“We people from Valencia are the only
ones who have the courage to burn the
work of a whole year in just one day”.
This is the slogan from an advertising
campaign, designed by a large Spanish
telephone company, for use only dur-
ing the month of March in Valencia.
At this time, the city celebrates the
“Fiesta de San José”, at which the in-
habitants display their famous Fallas
in the streets and squares of the city.
Fallas are satirical figures, produced in
complicated and costly manual work,
which are set on fire on the night of
March 19t in a sort of purifying ritu-
al. In this manner, the beginning of
spring is welcomed. These figures,
made from papier maché and polyes-
ter, are often perceived as kitschy and
for decades they have been the symbol
of the city. Otherwise, Valencia was
only known for its oranges.

Some historians place the renova-
tion of Valencian art at the turn of the
20" Century. This was the period
when the export of oranges was boom-
ing and Joaquin Sorolla discovered
the Luminism for his painting and the
Catalan modernism started to leave its
mark in the construction and orna-
mentation of public and private build-
ings. Particularly noteworthy are the
Estacion del Norte, the Mercado de
Colén and the imposing Central
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IVAM (INSTITUT VALENCIA D’ART MODERN)

Market. Most historians, however, believe that only during the Second Republic (1931-1939) did
the real change in the arts take place. At this time, a new generation of artists, lead by the billboard
painter and photo technician Josep Renau, emerged and rationalist architects introduced different
aesthetic and urban techniques of the avant-garde from Europe. This move influenced the artistic
atmosphere in the city. However, when the Civil War began and Franco’s dictatorship emerged, this
development abruptly ended, since most representatives of the Republican vanguard were forced to
go into exile. Only in the mid-fifties this development was taken up again and it continued through-
out the sixties and seventies, becoming more and more a symbol of the resistance against Franco.

WHICH, WHERE IS THE EPICENTRE? With the advent of democracy in 1978, the situation in the
country stabilized and competition between the cities occurred, as all wanted to be at the epicenter
of the new political map. In the 80s, the people of Valencia chose to concentrate on modernizing
their city. On the one hand they wanted to preserve its historical heritage, but on the other they
also financed a lot of new infrastructure. The park, which was built on the former bed of the di-
verted river Turia and became the heart of the city and the Palau de la Musica and the Museum of
Modern Art (IVAM) all date from this period.

One of the local politicians’ new objectives is to make Valencia a key attraction for the millions
of tourists who visit Spain every year. Thus, many international sporting events such as the Ameri-
ca’s Cup, the Formula 1 and the Tennis Open have moved to the city.

CONTROVERSIAL CULTURAL CENTRE. The Valencians and their authorities believe they have
created one of the most important cultural centers in Spain: the Ciudad de las Artes y las Ciencias
(City of Arts and Sciences). This architectural complex including a science museum, an oceano-
graphic park and an opera house and performing arts center, was designed by Valencian architect
Santiago Calatrava. However, there are critics who accuse the internationally renowned architect
and his political supporters of having built a huge expensive and meaningless glass house, which
just followed the trend of “spectacle architecture”.

Besides this philo-futuristic park, the city offers many other important cultural sites to promote
visual arts. The Museum of Modern Art Institut Valencia d’Art Modern (IVAM) was opened in
1989 and is located in the old part of town. It was the first of a new generation of museums of
contemporary art, which Spain built to be integrated into the international group of art exhibitions.
The collection of the IVAM is one of the most complete, most important and most dynamic in
Europe. The world’s largest collection of the sculptor Julio Gonzalez and the photography collec-
tion are outstanding. This year, the museum devotes most of its program to the promotion of the
dialogue between its own collection and those of other institutions, such as the collection Stein or
The Judith Rothschild Collection of the MOMA.

There are other places devoted to art. The Sala Parpallo is located in the former refectory of the
Convento de la Trinidad, build in the 15® Century. Its temporary exhibitions are mainly about new
emerging trends in contemporary art. Another room that devotes its program (or programme) to
discover new talent is La Gallera. This is led by the Consorcio de Museos de la Generalitat Valen-
ciana and is located in a building where cockfights used to take place. Also dependant on this
consortium are the exhibitions of contemporary art of the Fundacién Chirivella Soriano at the
Palacio de Valeriola (14™ century) and those of the Centre del Carme built in a part of the Antiguo
Convento.

The unique program of the Museo Valenciano de la llustracion y la Modernidad (MUVIM) tries
to connect the thinking of the 18" century with various contemporary representations. This muse-
um focuses on film, photography, graphic design and the study of communication. Recently, the
museum has been in the headlines because its director resigned after a local politician had managed
to censor some photographs, which should have been shown at a temporary exhibition.

PICASSO IN DIALOGUE. The Fundacion Bancaja also shows remarkable exhibitions at Cultural
Centre. This foundation is in possession of the world’s most important collection of graphic works
by Picasso and devotes itself mainly to the promotion of conceptual dialogue with these works. Not
far from there, the Universidad de Valencia exhibits modern and contemporary art in its imposing
building on the Calle La Nau.

In addition to the major institutions of the city of Valencia, there are 22 private galleries, giving
an overall impression of the current creative events on a national and international basis. Despite
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the economic crisis, the number of local collectors has grown and the galleries try to access the in-
ternational market by participating at many European and American fairs. This is the case both in
established galleries such as the gallery Tomas March, the gallery Luis Adelantado, which recently
opened a branch in Mexico City, My name’s Lolita Art and Espai Visor, the first gallery devoted
entirely to Spanish photography as well as in younger galleries such as the gallery Rosa Santos, the
gallery Vall Orti and Pazycomedias.

EL CARMEN DISTRICT

AND FURTHERMORE

Since the climate in Valencia is usually excellent, it is not surprising that there is always some-
thing going on in its streets and squares. Most of cultural attractions of the city consisting of
800,000 inhabitants can be found in the center, so most of the museums, galleries and tourist
attractions can be reached on foot.

The Barrio del Carmen is especially recommended to those who like parties, music and gas-
tronomy. There is something for everyone among the dozens of restaurants, cafes and bars.
Outstanding are the Tossal which offers a large selection of rice dishes, the Can Bermell with its
fresh, Mediterranean cuisine, the Café Sant Jaume, the Café Negrito, Radio City, with its mag-
nificent music program and the gay bar Venial. In the vicinity of this district are the theater-cafe
La Claca, the Café del Duende, which is the only place that is dedicated entirely to flamenco, the
Loco Mateo with its concerts and performances, and the alternative place Mazgatzems d’Art.

The new “in”-neighborhood is the Barrio de Ruzafa, which is especially popular among artists
who set up their studios in spacious and bright buildings from the beginning of the 20 century.
In this cosmopolitan and multicultural neighborhood, there are many locations which are both
cafe and bookstore in one, such as the Slaughterhouse, the Ubik and Cosecha Roja, as well as
alternative art venues, such as the Sporting Club Russafa.

Joan Ramon Escriva studied History at the Universidad de Valencia. He works for IVAM, Insti-
tut Valencia d’Art Modern since its inauguration in 1989. Since 1999 be is a curator, specialized
in the organisation of thematic exhibitions from the IVAM collection.
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AGENDA

KUNSTRAUM ALEXANDER BURKLE ROGERT-SUNSEN-STR. & -70106 FREIBURY

21.03.2010 -20.06.2010 MEDIUM PAPIER - ARBEITEN AUS DER SAMMLUNG ROSSKOPF
Gruppenausstellung u.a. mit Frank Badur, Werner Haypeter, Katharina Hinsberg, Christoph Meckel,
Thomas Miiller, Peter Tollens u.a.

Zu Gast in der Sammlung Rosskopf: Susanne Roth

Eroffnung am Sonntag, 21.03.2010 um 11 Uhr

SARAH OPPENHEIMER
OPENING JUNE 4, 6 - 8PM
EXHIBITION JUNE § - JULY 31

_ OPENING HOURS
11.07.2010 - 19.09.2010 RAUMWECHSEL 16 TUE - FRI 2 P.M.- 7 P.M., SAT 11 A.M. - 5 P.M.

Gruppenausstellung
Eroffnung am Sonntag, 11.07.2010 um 11 Uhr

Z E N T R U M PAU L K L E E MONUMENT IM FRUCHTLAND 3, POSTFACH, 3000 BERN WWW.PAULKLEEZENTRUM.CH 333;‘:62;02/:10

OPENING JUNE 15

AUSSTELLUNGSRAUM UG PAUL KLEE. SELTENE FRUCHTE 13.03.2010-05.09.2010
AUSSTELLUNGSRAUM EG KLEE TRIFFT PICASSO 06.06.2010-12.10.2010
KINDERMUSEUM CREAVIVA PAUL UND PABLO 06.06.2010 -12.10.2010

MAY, JUNE 2010
PRINCIPAL WORK BY
NANCY HAYNES, IMI KNOEBEL,

C I R c U IT CENTRE D’ART CONTEMPORAIN, 9, AVENUE DE MONTCHOISI, 1006 LAUSANNE WWW.CIRCUIT.LI FRANCOIS MORELLET’ -
DAVID ROW, VICTOR VASARELY
J. BENDJAMA - S. LESEIGNEUR - B. LOVAY - J. PFISTER BY APPOINTMENT

Jacob BENDJAMA/Sébastien LESEIGNEUR/Balthazar LOVAY/Jérome PFISTER
24.04.2010 - 29.05.2010

JAMES HOWELL
OPENING AUGUST 6, 6 -8 P.M.

K U N ST H A L L E BAS E L STEINENBERG 7, 4051 BASEL WWW.KUNSTHALLEBASEL.CH EggINBIINTGIOHNoﬁgGSUST 7 - SEPTEMBER 5

TUE -SAT 4 - 6.30 P.M. OR BY APPOINTMENT

LILI REYNAUD DEWAR - INTERPRETATION 18.04.2010-06.06.2010

AFTER ARCHITECTS 28.03.2010-24.05.2010 Latifa Echakhch, David Jablonowski, Charlotte Moth,
John Smith, James Welling, Haegue Yang

CYPRIEN GAILLARD - OBSTACLES TO RENEWAL 28.03.2010-24.05.2010

STRANGE COMFORT (AFFORDED BY THE PROFESSION) 13.06.2010-22.08.2010

MOYRA DAVEY - SPEAKER RECEIVER 17.06.2010-29.08.2010

KUNSTMUSEUM LUZERN EUROPAPLTE 16002 LOERN kK THUSE UM Uz

REFERENZ UND NEIGUNG KUNST DES 21. JAHRHUNDERTS AUS DER SAMMLUNG
27.02.2010-27.06.2010

STEFAN A WENGEN. THE MISSION 30.04.2010 - 01.08.2010

OLAF BREUNING. YES? NO? 30.04.2010 - 01.08.2010

HODLER, AMIET, GIACOMETTI 10.07.2010 -10.10.2010

WERKE AUS INNERSCHWEIZER SAMMLUNGEN

KUNST HALLE SANKT GALLEN

HASSAN KHAN 22.05.2010 - 08.08.2010

P L U G I N ST.ALBAN-RHEINWEG 64, 4052 BASEL WWW.IPLUGIN.ORG

SURFING CLUB 26.03.2010 -30.05.2010
EVA & FRANCO MATTES AKA 0100101110101101.0RG AD/HD 11.06.2010 - 19.09.2010
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BEAT ZODERER, MOBIUSSCHLEIFE NO. 2/09, 2009

PAINT ON ALUMINIUM STRIPES, RIVETED
HEIGHT: 160 CM, DIAMETER: 180 CM (DETAIL)



