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die Faden-KunST iST neu zu denKen.          iHre oFFenHeiT erlauBT eS, andere zugänge zum THema zu Wagen, zum BeiSPiel in Form einer             auSSTellung miT indiScHen und ScHWeizer KünSTlern.
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die ausstellung ‹Shifting Threads: The changing use of threads in contemporary indian and 
Swiss art› wirft einen neuen Blick auf die Verwendung des Fadens in der zeitgenössi-
schen Kunst. obwohl der Faden heute vielfältig von Künstlerinnen und Künstlern einge-
setzt wird, ist es eine Herausforderung, seine Verwendung unter einem einzigen Begriff 
zu fassen. Was einmal Tapisserie hiess, wird heute Textilkunst genannt. Tapisserien sind 
jedoch nur ein Bestandteil der Textilkunst, da diese alle künstlerischen gestaltungen und 
Techniken von und mit textilem material umfasst. der Faden bildet hierfür die grundla-
ge. zusammengenommen bilden viele Fäden, ob gewebt, geknüpft, gestickt oder ge-
klebt wieder eine textile Fläche. eine geschichte des Fadens, losgelöst vom Begriff der 
Textilkunst, muss erst noch geschrieben werden. Bislang wurde Kunst, die den Faden 
verwendete, als Fadenkunst bezeichnet. 

Für die vielfältige Verwendung des Fadens heute, reicht der Begriff Fadenkunst nicht mehr 
aus. der Faden steht nicht mehr alleine, sondern er wird mit unterschiedlichsten medien 
und materialien kombiniert. er ist einerseits zusatz, anderseits fester Bestandteil der 
Kunstwerke – der Faden verbindet und trennt. um beide aspekte zu vereinen, wird an 
dieser Stelle eine neue Schreibweise des Begriffs für die Werke dieser ausstellung ge-
setzt: Faden-Kunst. 

die Faden-Kunst ist neu zu denken. ihre offenheit erlaubt es, andere zugänge zum Thema zu 
wagen, zum Beispiel in Form einer ausstellung mit indischen und Schweizer Künstlern. 
zum ersten mal werden diese künstlerischen Positionen in einer zusammenschau ge-
zeigt, darunter einige spannende neuentdeckungen aus beiden ländern. 

der Katalog und die ausstellung stellen folgende zehn Künstlerinnen und Künstler aus der 
Schweiz und aus indien vor: donato amstutz, Shivani aggarwal, Flurina Badel, Sarika 
Bajaj, Smriti dixit, irene düring, alexandre & John gailla, ranjith raman, marion Strunk 
und Parul Thacker.

Warum der Faden? im Jahr 2010 kam ich im rahmen eines Studienprojekts an der zHdK 
mit den gestickten Fotograien der Künstlerin marion Strunk in Kontakt. Bis zu dieser 
Begegnung hatte ich mich noch nie mit Faden oder anderen textilen materialien in der 
Kunst beschäftigt. das Thema faszinierte mich und ich bin seither dem Faden gefolgt. 
die Werke von donato amstutz, irene düring, Flurina Badel und den Brüder gailla ielen 
mir auf ausstellungen und oder messen auf. im Jahr 2011 reiste ich nach mumbai, um 
dort befreundete Künstler zu besuchen. Während meines Besuchs entdeckte ich vier der 
hier vorgestellten Künstlerinnen und Künstler, Sarika Bajaj, Smriti dixit, ranijth raman 
und Parul Thacker. Shivani aggarwal traf ich im Januar dieses Jahres auf der indischen 
messe in neu-delhi, wo ihre Werke präsentiert wurden.

indien und die Schweiz, zwei länder, zwei Traditionen und ein verbindendes element: der 
Faden. Welchen Veränderungen der Faden ausgesetzt war, wie er von den Künstlerinnen 
und Künstlern der ausstellung eingesetzt wird und warum er zu einem beliebten material 
in der zeitgenössischen Kunst geworden ist, davon erzählt der nachfolgende Katalogtext  
‹Shifting Threads› (S. 7). die gespräche mit den hier vorgestellten Künstlerinnen und 
Künstlern erweitern die Perspektive aus persönlicher Sicht (ab S. 17)
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miT dem Faden iST alleS möglicH,      

der Faden ist tot – es lebe der Faden!
der Faden erlebt ein revival in allen Bereichen – in der Handarbeit, in der mode, im 
design und in der Kunst. ein uraltes tradiertes material ist vom Staub befreit und wird 
nun neu in der zeitgenössischen Kunst verwendet. und das weltweit. ob in europa, afri-
ka, asien oder den uSa, überall arbeiten Künstlerinnen und Künstler mit dem Faden. er 
indet sich aber nicht alleine, sondern wird mit anderen medien oder materialien kom-
biniert. Wie verschiedenartig der Faden heute eingesetzt wird, das zeigten international 
zentrale ausstellungen wie die documenta 12 im Jahr 2007 oder die Biennale in Venedig 
im Jahr 2011.
auch in der Schweiz ist der Faden zu einem beliebten Thema und arbeitsmaterial in der 
zeitgenössischen Kunst geworden. in den letzten zwei Jahren fanden drei ausstellun-
gen statt, die sich mit dem Thema auseinandergesetzt haben. den auftakt machte das 
museum Bickel in Walenstadt mit der ausstellung ‹Fadentiefe›i. zwei monate später er-
öffnete das Textilmuseum St. gallen ‹achtung, Frisch gestrickt!›ii. die ausstellung ‹neue 
masche, gestickt, gestrickt und anders›iii im museum Bellerive in zürich verortete den 
Faden als neues medium in Kunst, architektur, mode und design.  
Für alle drei ausstellungen gilt: obwohl der einsatz des Fadens als globales Phänomen vor-
gestellt wurde, wurden fast nur europäische Künstlerinnen und Künstler gezeigt. Verein-
zelt wurden Positionen aus dem asiatischen raum vorgestellt, etwa aus china, Japan oder 
Korea.iV der indische Kontinent fehlte gänzlich, obwohl gerade dort aktuell viele zeitge-
nössische Künstlerinnen und Künstler den Faden in ihren arbeiten verwenden. aus dieser 
lücke im gewebe entstand die idee, zehn ausgewählte Positionen, fünf aus der Schweiz 
und fünf aus indien, in einem Katalog vorzustellen und in einer ausstellung zu zeigen.

ding ohne eigenschaften
Was ist das Besondere am Faden? eine erklärung in Bezug auf die spezielle materialei-
genschaft gibt der medienwissenschaftler gunnar Schmidt in seiner Publikation ‹ästhe-
tik des Fadens. zur medialisierung eines materials in der avantgardekunst›. er deiniert 
den Faden in anlehnung an robert musils romantitelV als ding ohne eigenschaften. als 
ein ding im Wartezustand, als ein ‹nonjekt›, das erst durch seine anwendung zu einem 
objekt wird. mit dem Faden ist alles möglich, er ist offen für den gebrauch. man kann ihn 
für etwas nützliches oder etwas unsinniges verwenden. Wie der Faden eingesetzt wird 
und welche Funktion er erhält, entscheidet der, der ihn in die Hand nimmt.

die Faden-KunST iST neu zu denKen.          iHre oFFenHeiT erlauBT eS, andere zugänge zum THema zu Wagen, zum BeiSPiel in Form einer             auSSTellung miT indiScHen und ScHWeizer KünSTlern.

inHalT     . . . . . . . . . . . . . . . . . . . . . . . . . . . . . . . . . . . . . . . . . . . . . . . . . . . . . . . . . . . . . . . . . . . . . . . . . . . . . . . . . . . . . . . . . . . . . . . . . . . . . . . . . . . . . . . . . . . . . . . . . . . . . . . . . . . . . . . . . . . . . . . . . . . . . 2 SHiFTing THreadS
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nimmt man diese deinition als Voraussetzung für den einsatz des Fadens in der Kunst, 
dann erklären sich die vielen möglichkeiten und die offenen anwendungen. der Faden 
ermöglicht dem Künstler Freiheit und Vielfalt zugleich. er unterliegt (fast) keinen Be-
schränkungen, weder auf raum noch auf Körper oder auf zeit. er ist mit (fast) allen 
medien und materialien kombinierbar. Folgende redensart kommt einem in den Sinn: 
es gibt (beim Faden) fast nichts, was es nicht gibt. diese lässt sich auch auf die unter-
schiedlichen Techniken der vorgestellten Schweizer und indischen Künstlerinnen und 
Künstler beziehen. 
Shivani aggarwal malt Fäden und kombiniert sie mit der Fotograie. donato amstutz 
bestickt reproduzierte Bilder aus Büchern sowie alltägliche gegenstände, darunter seine 
eigene matratze oder Wegwerfprodukte wie medikamentenschachteln oder Tüten. Sari-
ka Bajaj sticht den Faden in ihre gemälde und verwendet teilweise die orientalische Perl-
sticktechnik. Flurina Badel stickt in handgeschöpftes Büttenpapier und kombiniert die 
Stickerei mit eigenhaar, getrocknetem Blut, Teelecken oder mit dingen aus der natur. 
Smriti dixit näht oder stickt den Faden und verbindet diesen mit diversen materialien zu 
gemälden oder objekten. irene düring verwendet den Faden je nach Kontext. Sie kom-
biniert diesen mit einer zeichnung oder stickt ihn in unübliche Träger wie Wände oder 
armprothesen. die zwillingsbrüder alexandre und John gailla verwenden für ihre Skulp-
turen kilometerlange rote Fäden und kleben diese auf drahtgelechte. ranjith raman 
‹malt› mit der nadel auf Stoff abstrakte Bilder. marion Strunk sticht den Faden in eigene 
Fotograien. Sie stickt bestehende elemente des Bildes nach oder fügt neue hinzu. Parul 
Thacker verwebt und verbindet den Faden mit unzähligen materialien, darunter auch hei-
lige asche aus indischen Tempeln, und erschafft dreidimensionale Wandinstallationen.
die Techniken, medien und materialien variieren, das konstante verbindende element 
ist der Faden.

indien und die Schweiz, eine Verbindung?
auf die ausstellung ‹neue masche› folgt nun ‹Shifting Threads: The changing use of th-
read in contemporary indian and Swiss art.›Vi Hier wird der Fadenweitergesponnen von 
der Schweiz nach indien und zurück. Warum indien? Wird doch der Faden aktuell in vie-
len anderen asiatischen ländern, wie china, Japan, Korea oder indonesien, in der Kunst 
verwendet – indien steht in dieser ausstellung als Vertreter einer asiatischen Position, 
und zwar der hier bisher am wenigsten beachteten. es gibt jedoch neben der Verwen-

dung des Fadens in beiden ländern, weitere interessante Punkte, die zu dem entscheid 
geführt haben, diese beiden länder in eine zusammenschau zu bringen.
die indische zeitgenössische Kunst spielt heute – abgesehen von der Faden-Kunst – 
auch auf dem Schweizer Kunstmarkt eine wesentliche rolle. Sie ist mittlerweile in wich-
tigen museen, Sammlungen und galerien vertreten. 
mit ‹Horn Please – erzählen in der zeitgenössischen indischen Kunst› zeigte das Kunst-
museum Bern im Jahr 2007 die erste grosse ausstellung mit aktueller indischer KunstVii 
international tätige galerien in zürich schlossen sich an und präsentierten im Folgejahr 
2008 einzelausstellungen mit indischen Starkünstlern wie T.V. Santhosh, Jitish Kallat 
oder Subodh gupta. Santhosh wurde vor allem durch seine in öl gemalten Fotonegative 
und rauminstallationen weltbekannt. Kallat durch seine gesellschaftskritischen grossfor-
matigen Portraits und gupta durch seine aufwendigen Skulpturen aus edelstahlgeschirr.
noch heute repräsentieren international tätige galerien in zürich mindestens eine indi-
sche Künstlerin oder einen Künstler. um nur einige Beispiel zu nennen: die galerie Hau-
ser & Wirth vertritt Bharti Kher und Subodh gupta, das derzeit berühmteste Künstlerehe-
paar indiens. die galerie Kashya Hildbrand hat unter anderem den Skulpturenkünstler 
Valay Shende und die zeichenkünstlerin nobina gupta in ihrem Programm. die Fabian 
& claude Walter vertritt den fotorealistischen maler Viveek Sharma und zeigte 2011 
erstmals die arbeiten der Künstlerin Sarika Bajaj, deren malereien kombiniert mit dem 
Faden auch in diese ausstellung eingang gefunden haben.
eine andere Verbindung von indien und der Schweiz lässt sich über die Tradition des 
Textilen in den beiden ländern herstellen. Bereits im 18. Jahrhundert unterhielten beide 
länder entscheidende Handelsbeziehungen.Viii der für die Textilindustrie wichtige roh-
stoff Baumwolle wurde vorwiegend aus Westindien eingeführt. um 1835 gelang es den 
Webereien im Schweizerischen Toggenburg mit Hilfe neuester maschinentechnik Bunt-
gewebe aus Baumwolle herzustellen, das eine seidenähnliche Textur besass und günstig 
in der Produktion war. die bunten gewebe fanden vor allem im nahen osten, in Süd-
amerika und in indien einen hohen absatz. der export mit den Buntgeweben lorierte vor 
allem im nahen osten. auf der Suche nach neuen absatzmärkten reisten in den 1840er 
Jahren bekannte Textilfabrikanten nach indien. So begegneten sich der Färbereibesitzer 
Johann Jakob Kelly aus gossau und sein Konkurrent, der grossindustrielle Bernhard rie-
ter aus Winterthur, zufällig in der indischen Stadt BombayiX. 

er iST oFFen Für den geBraucH. 

man Kann iHn Für eTWaS nüTzlicHeS oder      
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Heute verfügt die Schweiz über bedeutenden Sammlungen mit indischen Textilien. ihre 
exponate illustrieren einerseits die ehemaligen Handelsbeziehungen der beiden län-
der, andererseits lassen sich die Sammlungen als grundstock für die neuzeitliche Kunst 
verstehen.X dr. eberhard Fischer, der ehemalige direktor des rietberg museums in zü-
rich, hielt sich mehrere JahreXi im indischen gujarat auf. er erwarb dort eine umfangrei-
che Sammlung indischer Textilien, darunter eine reiche Vielfalt an Saris, Stoffe für röcke 
und Blusen, umschlag-, Hüft- und Schultertücher, Turbane, Wandbehänge, Türverzierun-
gen und Tempeltücher aus Baumwolle oder Seide. der erste Teil der Sammlung beindet 
sich seit 40 Jahren in der Sammlung des museums der Kulturen Basel, der zweite Teil 
gehört seit 2009 dem rietberg museum in zürich.Xii als eine weitere wichtige Schweizer 
Sammlung, die 2000 Jahre internationale Textilgeschichte umfasst, und indische sowie 
persische Textilien in ihrem Bestand hat, ist die abegg Stiftung auf dem riggisberg zu 
nennen.Xiii 
erwähnenswert ist, dass der Schweizer dr. alfred BühlerXiV, ehemals direktor des Völker-
kunde museums in BaselXV, in indien wesentlich am aufbau des Programms des calico 
Textil museums in ahmedabad, gujarat, beteiligt war. das museum gilt heute als das 
bedeutendste Textilmuseum indiens.

‹Fadendrehungen› in indien
in der neuen ausstellung geht es aber nicht nur um Fadenverbindungen, sondern auch 
um Veränderungen. darauf verweist der Titel ‹Shifting Threads›, der sich übersetzen lässt 
als Fadendrehungen. das englische Verb ‹to shift something› drückt einen Wechsel aus, 
es bedeutet etwas verschieben, verdrehen, verändern. die Bedeutung des Fadens hat 
sich gedreht von einem traditionellen material zu einem medium der zeitgenössischen 
Kunst.
Fadendrehungen gab es in indien und der Schweiz, wenn auch mit zeitlichen Verzöge-
rungen. die Textilgeschichte beider länder trägt ein Stück weit dazu bei, die wechselnde 
Bedeutung des Fadens in der zeitgenössischen Kunst zu erklären. eine systematische 
aufarbeitung der geschichte des Fadens gibt es bislang nicht,- im gegensatz dazu ist die 
geschichte des Textilen reich belegt.
die textile Tradition lässt sich in indien bereits auf das 5. Jahrhundert vor christus da-
tieren. Bis heute verfügt jeder landesteil über seine eigene geschichte der Färberei, 
näherei, Stickerei oder Weberei. ob gujarat im nordwesten oder manipur, assam oder 

nagaland im nordosten indiens, jeder Bundestaat steht für eine andere Tradition des 
Fadens und des Textilen.XVi 
Bis in die 1980er Jahre gab es in indien, mitunter bedingt durch das Kastenwesen, eine 
strenge Trennung zwischen männer- und Frauenarbeit im Haushalt. Handarbeiten jegli-
cher art, wie Sticken, Häkeln oder nähen, waren für männer so tabu wie die Politik für 
Frauen. mit Politikerinnen wie einst indira gandhi, die bis 1984 das amt der Premiermi-
nisterin innehatte, und heute Sonia gandhi setzte zumindest in den höheren gesellschaft-
lichen Schichten ein Wechsel der rollenbilder ein. Während indische Frauen auf dem 
land heute weiterhin stark benachteiligt werden, sind in grossstädten wie neu-delhi oder 
mumbai gleich mehrere führende politische ämter von Frauen besetzt. nicht selten liest 
man in indischen medien den Satz: ‹Today in india women are leading the country›. der 
steigende aufschwung indiens, das sich im Windschatten chinas mit riesen Schritten zur 
wirtschaftlichen grossmacht entwickelt, wirkt sich auch auf die tradierten rollenbilder 
aus. noch immer arbeiten indische Frauen zu Hause mit nadel und Faden. mit einem 
unterschied, dass Jungen oder männer heute nicht mehr der Küche verwiesen werden, 
wenn sie zur nadel und Faden greifen wollen, wie indische Künstler erzählen.
Traditionelle Handarbeitstechniken, wie Sticken, Sticken oder Weben, haben längst den 
eingang in die indische mode und die zeitgenössische Kunst gefunden. der Künstler ran-
jith raman, dessen Werke in dieser ausstellung präsentiert werden, ist ein Beispiel hierfür.
die Verwendung des Fadens in der zeitgenössischen Kunst kann durchaus mit diesen 
nur kurz skizzierten entwicklungen in Beziehung gesetzt werden. Sie erscheint als etwas 
natürliches, als eine Weiterführung der Tradition und dennoch als etwas neues im Kon-
text der Kunst. Während es in der Schweiz seit zwei Jahren einen diskurs in der Kunst 
über das Textile und den Faden gibt, ist ein solcher in der indischen zeitgenössischen 
Kunst erst am entstehen. 

‹Fadendrehungen› in der Schweiz
in der Schweiz drehte sich der Faden öfter als in indien: in der industrie gebraucht, in der 
Handarbeit beliebt, während des Feminismus verpönt, im 20. Jahrhundert rehabilitiert 
und im 21. Jahrhundert befreit. Schliesslich wurde der Faden zum textilen medium in 
der Kunst.
auch hier lohnt ein kurzer Blick in die Textilgeschichte zur Verortung des Fadens in der 
Kunst. erste textile erzeugnisse aus leinwand lassen sich in den Schweizer Klöstern 

eTWaS unSinnigeS VerWenden.      

Wie der Faden eingeSeTzT Wird       
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seit dem 9. und in den Städten seit dem 13. Jahrhundert nach christus belegen.XVii die 
leinwand wurde später von der Bauwollproduktion abgelöst. eine herausragende rolle 
für das Textile spielen noch heute die ostschweiz, darunter die Stadt und der Kanton  
St. gallen, das Toggenburg sowie der Kanton appenzell. 
Weltweit wurden die Schweiz, und vor allem die Stadt St. gallen, für ihre Spitzen- und 
Stickereien bekannt. die Stickerei bot lange zeit einen erwerbszweig für ganze Familien. 
gegen ende des 18. Jahrhunderts waren in der St. galler Stickerei-industrie geschätzte 
100’000 Personen beschäftigt.XViii Was bis heute nicht allzu bekannt ist, ist, dass das Sti-
cken lange zeit eine ausgesprochene männerdomäne war. zwar hatten zu zeiten der rei-
nen Handstickerei allein Frauen das metier betrieben. die in den 1860er Jahren immer 
grösser werdende nachfrage des adels und der Hochbürger nach den Stickereien für die 
dekoration ihrer Kleidung führte aber zur erindung der Handstickmaschine, die erst in 
der Fabrik und später in der Heimarbeit betrieben wurde. die Bedienung der Handstick-
maschine erforderte einen erheblichen Krafteinsatz, den nur männer leisten konnten. 
Frauen dürften nur Hilfsarbeiten ausführen, wie Fädeln oder nachsticken.
industrie und Kunstgewerbe bedingten sich gegenseitig und verbanden sich im Produkt 
der Stickerei. St. gallen als Stickmetropole bot eine gute ausgangsbasis für das aufkom-
men der bildenden Künste. die künstlerische Kreativität war mitentscheidend für den er-
folg der Stickerei-industrie. 1878 wurde im zuge des Stickerei-Booms das industrie- und 
gewerbemuseum in St. gallen gegründet, an dem auch eine Schule für Textilgestaltung 
angeschlossen war. 

‹Fadendrehungen› in der Kunst
eine Künstlerin, die heute als Pionierin der abstrakten Kunst und der dada-Bewegung gilt, 
machte ihre ersten Schritte in richtung avantgardekunst als Stickfachschülerin an der 
zeichenschule des industrie- und gewerbemuseums: Sophie Taeuber-arp.XiX die moderne 
Textilkunst erhielt durch sie entscheidende impulse. Taeuber-arp leitete von 1916—29 
die Textilklasse an der Kunstgewerbeschule in zürich. Sie führte das textile gestalten 
als künstlerische ausdrucksform ein und etablierte ihre gestickten Bilder als autonome 
Kunstwerke. ihre lehre setzte ihre Schülerin elsi giauque fort, indem sie die Textilkunst 
von ihren tradierten Techniken befreite. Seit den 1960er Jahren lösten sich die textilen 
Werke aus der Fläche; es entstanden dreidimensionale Textilplastiken.XX Bis 1995 fand 
in lausanne im regelmässigen abständen die ‹Biennales de la tapisserie› statt. 

im zuge der Jugend und Studentenunruhen 1968 entwickelte sich eine neue autonome 
Frauenbewegung in der Schweiz. die neue weibliche avantgarde lehnte jede Form von 
rollenprägendem Kunsthandwerk ab. Kunst, die traditionelle Handarbeitstechniken oder 
Textilien einsetzte war fortan verpönt. daran konnten auch die erfolge der ‹Biennales de 
la tapisserie› in lausanne mit ihren pionierhaften erweiterungen ins Skulpturale nichts 
mehr ändern. in der Folge hörten viele Schweizer Künstlerinnen auf, darunter Beatrix 
Sitter, lilly Keller, Verena lafargue, christine Knuchel, mit dem Faden zu arbeiten und 
wendeten sich anderen materialien und Techniken zu. die Biennale von lausanne wurde 
1995 eingestellt.XXi

dann aber: ‹leben heisst Strumpfhosen stricken›. der leitspruch der Künstlerin rose-
marie Trockel führte bereits 1998 zu einem erneuten Wandel im einsatz des Fadens. er 
symbolisierte den radikalen Bruch mit dem ‹natürlichen› gebrauch von Wolle und Strick-
nadeln und sollte als eine subversive, ästhetisch begründete Form der emanzipation 
begriffen werden.XXii der Faden wurde aus seinen tradierten zuschreibungen gelöst und 
als politisches mittel verwendet. 
der Faden als politischer akt erlebt heute ein revival durch neue ‹arts & crafts-Bewe-
gungen›, in denen der Faden als friedliche Form des Protests eingesetzt wird. um auf 
gesellschaftliche missstände hinzuweisen, bestricken Künstlerinnen und Künstler w  ge-
genstände im aussenraum, wie Skulpturen, Verkehrsschilder oder auch Bäume.
der umgang mit dem material ist jetzt jedoch ein anderer. der Faden wird nicht mehr als 
subversiver akt eingesetzt, sondern verbindet sich mit persönlichen erinnerungen, mit 
globalen einlüssen oder mit einem Hang zu körpernahen motiven. 
die Befreiung des Fadens von nutzen und dekoration, seine loslösung von klassischen 
Traditionen machen den Faden gerade deshalb interessant für die aktuelle Kunst.

Therapie, meditation und rausch
Warum indet ein tradiertes material, dem noch immer schwach das attribut Weiblich-
keit anhaftet, in der Kunst wieder und in neuen Formen Verwendung?
in gesprächen mit den hier vorgestellten Künstlerinnen und Künstlern des Fadens zeich-
nen sich antworten ab: der Faden ist heute befreit von antiquierten mustern und zu-
schreibungen. er ist längst keine Frauensache mehr, sondern auch männer arbeiten da-
mit. die weiblichen und männlichen Wesensmerkmale nähern sich im Haptischen der 
Handarbeit an. der Faden ist etwas reales, Fassbares und Tastbares. er spricht die Sinne 

und WelcHe FunKTion er erHälT,     
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 i ausstellungsdauer 30. mai bis 4. Juli 2010

 ii ausstellungsdauer 1. September 2010 bis 30. Januar 2011

 iii ausstellungsdauer 29. april bis 27. Juli 2011.
 iV die ausstellung ‹achtung, Frisch gestrickt!› zeigte die chinesische Strickkünstlerin gu-Ying. in der ausstellung ‹neue masche, gestickt, 
  gestrickt und anders› waren der koreanische Künstler Kwangho lee und die japanische Künstlerin Hikaru miyakawa vertreten.

 V Schmidt nimmt Bezug auf robert musils roman ‹der mann ohne eigenschaften› 

 Vi deutsche übersetzung: ‹Fadendrehungen: der Wandel in der Verwendung des Fadens in der zeitgenössischen Kunst indiens und der Schweiz›

 Vii ausstellungsdauer 21. September 2007 bis 6. Januar 2008

 Viii Peter müller, ‹Stgall, Textilgeschichten aus acht Jahrhunderten›, Publikation zur ausstellung ‹Stgall-die Spitzengeschichte› 
  im Textilmuseum St. gallen vom 26. märz bis 30. dezember 2011, Baden 2011

 iX  Bombay wurde 1997 durch einen entscheid des indischen Parlaments in mumbai umbenannt.

 X  John gillow and nicholas Barnard, ‹Traditional indian Textiles›, museum and galleries with collections of indian Textiles, london, 1991, S. 54 

 Xi  dr. eberhard Fischer hielt sich 1965/66 und 1967/71 in gujarat auf.

 Xii  dr. eberhard Fischer und seine Frau Barbara Fischer schenkten den zweiten Teil der Sammlung im Jahr 2009 dem rietberg museum.

 Xiii   Vgl. http://www.abegg-stiftung.ch/d/museum/museum_d.html

 XiV  zu dr. albrecht Bühler (1900 -1981), http://www.hls-dhs-dss.ch/textes/d/d44562.php sowie 
  http://www.calicomuseum.com/story_of_the_calico_museum.htm

 XV Heute museum der Kulturen in Basel, http://www.mkb.ch/de.html

 XVi John gillow and nicholas Barnard, ‹Traditional indian Textiles›, museum and galleries with collections of indian Textiles, london, 1991, S. 54

 XVii Peter müller, ‹Stgall, Textilgeschichten aus acht Jahrhunderten›. Publikation zur ausstellung ‹Stgall-die Spitzengeschichte› 
  im Textilmuseum St. gallen vom 26. märz bis 30. dezember 2011, Baden 2011, S. 16/17

 XViii christian roellin, ‹Stickerei-zeit. Kultur und Kunst in St. gallen 1870 -1930›, Publikation zur ausstellung 1. april - 6. august 1989 
  im Kunstmuseum St. gallen, St. gallen 1989

 XiX Peter müller 2011, S. 105

 XX anna rapp Buri, Historisches lexikon der Schweiz, http://hls-dhs-dss.ch/m.php?article=d11175.php

 XXi annelies zwez, ‹Textilkunst im Wandel Schweiz 2009. die lust zu sitzen und zu st(r)icken›, mittelland-zeitung 13.09.2009

 XXii elsbeth Wallnöfer, ‹Juckende Strumpfhosen und andere ausserhäusliche gemütlichkeiten›, in: critical crafting circle (hg.), craista! 
  handarbeit als aktivismus, mainz 2011, S. 43f

 

enTScHeideT der, der iHn in die Hand nimmT.

der Benutzer und Beschauer an. er verlangt nicht nur Kopf-, sondern auch Körpereinsatz. 
dieser kann je nach Technik und unterlage bis zur Schmerzgrenze gehen, wenn etwa in 
die eigene Haut gestickt wird. neben der materialität ist ein wichtiger Faktor die zeit. 
zum einen gehen Künstler, die den Faden einsetzen, mit der zeit, denn das material liegt 
im Trend, zum anderen arbeiten sie dagegen. der Faden verlangt zeit und aufwand. in 
der heutigen digitalen Welt, in der die zeit immer schneller zu laufen scheint, zwingt der 
Faden zur langsamkeit. zudem hat die auf die Hände konzentrierte Tätigkeit etwas Kon-
templatives und meditatives. Sie kann sogar eine therapeutische Wirkung haben und 
zugleich Kunst hervorbringen. die arbeit mit dem Faden gibt einen sich wiederholenden 
rhythmus vor, der den Künstler sogar bis in einen ‹rausch› versetzen kann.
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WHen You KniT, You are noT 

SHiVani aggarWal 

die indische Künstlerin Shivani aggarwal studierte 
malerei am college of art in neu-delhi. dort schloss 
sie 1996 mit dem Bachelor of arts ab. ihren master 
of arts erhielt Sie 2004 an der Wimbledon School of 
art in london. 
mit dem einsatz des Fadens hat Shivani aggarwal 
eine Sprache gefunden, mit der sie ihre künstle-
rischen und persönlichen anliegen zum ausdruck 
bringen kann. die Haltung materialisiert sich durch 
rote Fäden, die sich um Hände oder Füsse wickeln, 
durch Kleidungsstücke, die mit der nadel an den 
Körper genäht werden, und durch verbogene Strick-
nadeln. der Faden steht gleichermassen für die Bin-
dung und das gebundensein des menschen in seiner 
gesellschaftlichen, sozialen und kulturellen rolle. er 
symbolisiert Verstrickungen, Verwirrungen und Ver-
letzungen, die nur durch den Schnitt eines scharfen 
instruments, wie einer Schere oder eines messers, 
aufgelöst werden können. 
in ihren ersten Werken klebte die Künstlerin den Fa-
den zu einer collage. Später begann sie diesen zu 
sticken oder zu nähen. Während des Werkprozesses 
entwickelte er sich zu einer metapher und verlangte 
nach anderen Formen und medien. 2007 ging ag-
garwal dazu über, den Faden vom realen in die ma-
lerei zu übertragen und diesen mit der Fotograie, 
der zeichnung oder ‹mixed media› zu kombinieren. in 
ihren aktuellen Werken verwendet die Künstlerin ne-
ben den Fäden neu die rose als metapher. rot wie 
der Faden steht die Blume als Symbol für das Selbst, 
für erinnerungen oder ereignisse, die konstant ent-
stehen und sich wieder aulösen, wie ein gewebe.

geboren 1975 neu – delhi
lebt und arbeitet in neu - delhi
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Was zeichnet die arbeit mit dem Faden im gegensatz zu 
anderen materialien aus? 

ich identiiziere mich mit diesen Fäden. Seit meiner 
Kindheit bin ich sehr mit ihnen vertraut; ich benütze 
diese Fäden schon so lange, dass ich mich zusam-
men mit ihnen entwickelt habe. ausserdem können 
Fäden zu Stoff werden, sie sind die grundlage jedes 
gewebes. aus diesem grund verwende ich sie in mei-
nen gemälden und zeichnungen. 

Welche anderen medien verwenden Sie für ihre arbeit? 
ich arbeite mit Fotograie, malerei und zeichnung. 

Warum verwenden Sie diese medien, und wie setzen Sie 
sie ein? 

ich kombiniere Fotograie und malerei, um meine 
geschichte zu erzählen. ich male direkt auf die Foto-
graien um surreale Bilder zu erschaffen. mit diesen 
mitteln übersteigere ich die realität um mich selbst 
auszudrücken, manchmal nähe oder sticke ich auch 
auf diese Bilder.

Welche Themen beschäftigen Sie in ihren arbeiten? gibt 
es ein Hauptthema? 

in meiner arbeit wird der Faden oft zur Fessel, 
manchmal auch zu einer Verbindung. ich versuche 
immer die Fäden zu verstricken oder zu zerschnei-
den, aber manchmal geht das nicht. das Hauptthe-
ma meiner arbeit ist Vergänglichkeit; alles verändert 
sich und nichts ist von dauer. man empindet Verlust 
und Verzweilung, aber auch diese gefühle ändern 
sich. auch der zwiespalt zwischen Verbindung und 
Fessel interessiert mich, hier kommen meine Fäden 
ins Spiel. 

THinKing, You are noT doing anYTHing 

iT iS almoST liKe mediTaTion. 

Shivani Aggarwal, Untitled, 2011, 
Fotograie und Acrylfarbe auf Leinwand, 

Grösse variabel (Detailansicht), *K         Shivani Aggarwal, Lace I, 2009, Fotograie und Acrylfarbe  auf Leinwand, Digitaldruck, 43.18 x 53.34 cm, *A       

Wie kam der Faden in ihre arbeit? 
Shivani aggarwal: Fäden sind die grundlage meiner 
arbeit, das gilt für das Konzept, wie auch für das 
material. Sie sind inzwischen fast eine metapher zur 
Poesie geworden. die Fäden drücken aus, was auch 
immer ich sagen will, es passiert einfach. die Fäden 
gehorchen mir und spielen dabei ihre eigene rolle, 
sie sprechen durch mich.

Wann haben Sie zum ersten mal Faden benützt?
ich arbeite seit etwa acht oder neun Jahren mit Fä-
den. Früher habe ich sie auf meine collagen aufge-
klebt, dann habe ich meine leinwände bestickt und 
in der letzten zeit spielen Fäden vor allem als meta-
pher eine rolle in meiner arbeit. Sowohl das mate-
rial, das ich verwende, als auch das Konzept hinter 
meiner arbeit entwickeln sich ständig weiter. 

Wie kamen Sie auf die idee, Fäden in ihren arbeiten zu 
verwenden? 

die Vielfalt an Stoffen und Stickereien in indien ist 
riesig. es gab dieses wunderschöne, leuchtend rote 
garn auf einem markt, den ich regelmässig besuche. 
ich kaufte es und spielte damit, ich hielt es lange 
zeit in meinen Händen nur um seine Schönheit zu 
betrachten. 
ich wurde als Kind dazu erzogen, mich wie eine Frau 
zu verhalten. ich sollte ein typisches mädchen sein 
und es wurde von mir erwartet, dass ich sticken, stri-
cken und nähen kann. meine beiden grossmütter 
brachten mir all diese dinge bei, ich hatte ein wun-
derbares Verhältnis zu ihnen und war ganz begeistert 
vom Stricken und nähen. 
die arbeit mit Fäden ist für mich wie eine Therapie. 
Wenn man strickt, denkt man an nichts, man tut ei-
gentlich gar nichts, es ist wie meditation. Fäden las-
sen dich alles vergessen. 

Welche art von Faden benützen Sie? 
Früher habe ich für meine näharbeiten und collagen 
rote, schwach leuchtende Fäden verwendet. Später 
habe ich angefangen Wolle und verschiedene Web-
materialien zu bemalen. 

Warum verwenden Sie hauptsächlich rote Fäden? 
ich habe es mit blauen Fäden versucht, aber das war 
nichts für mich. in indien ist rot die Farbe der auf-
opferung, aber auch der Heirat. Wir tragen ein rotes 
Bindi auf der Stirn und in den Haaren, die Farbe steht 
für liebe und leidenschaft. 

Wie setzen Sie den Faden ein?  
ich habe immer sehr viele garne und Fäden in mei-
nem atelier, ich verwende sie in meinen arbeiten und 
manchmal versuche ich auch aus den Fäden selbst 
etwas zu erschaffen.
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Shivani Aggarwal, Fragile Attachment 2, 2011, Fotograie und Acrylfarbe auf Leinwand, Grösse variabel, *K
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THreadS TaKe You aWaY From THe World.

Wie hat sich ihre arbeit verändert und entwickelt? 
ich beschäftige mich seit 2001 mit Fäden, damals 
habe ich sie in collagen eingearbeitet und aufgeklebt. 
einige menschen fanden meine arbeiten sehr hand-
werklich; aber ich selbst war anderer meinung, da ich 
sehr viel Schönheit und Sinn in meiner arbeit sah. 
2006 habe ich begonnen meine Sachen zu besticken 
und Fäden einzuarbeiten. ich habe 2007 angefangen  
Kleidung und dann Fäden auf leinwand aufzumalen. 
zu meiner überraschung konnte ich so viel mehr aus-
drücken, als wenn ich nur malte. ich sah die Fäden 
sowohl als Bild als auch als Konzept. Später habe ich 
dann malerei mit Fotograien kombiniert und stellte 
fest, dass ich diese auch auf leinwand drucken konn-
te. Was in der realität nicht möglich war, konnte ich 
nun auf die leinwand bringen. eine meiner arbeiten 
zeigt wie ich kleine Sicherheitsnadeln an meiner Hand 
befestige, eine andere wie ich in einem sehr schmerz-
haften Prozess Spitzen auf meiner Haut anbringe. 

Haben sie ihren Körper tatsächlich bestickt? 
nein, es wirkt nur  auf dem Foto so. die nadel und 
der Faden waren aufgemalt, ich kann sehr fotorea-
listisch malen. 

Welche Bedeutung hat ‹Hand-arbeit›, das Handwerkliche 
für Sie?

mit meinen Händen zu arbeiten ist für mich sehr 
wichtig; ich denke während meiner arbeit nach und 
dabei kommen mir neue Bilder und gedanken in den 
Sinn. es ist als befreite ich mich selbst durch meine 
materialien. 

Wie gehen Sie damit um, dass Handarbeit traditionell 
weiblich konnotiert ist?

ich setze mich mit meiner empindsamkeit ausei-
nander und arbeite mit ihr, ohne mich dabei dem 
druck auszusetzen als weiblich zu gelten. meine ar-
beit kommt aus meinem Herzen und meinem geist. 
es stimmt, viele europäer haben mich gefragt, ob ich 
nicht inde, dass meine arbeit sehr weiblich sei. aber 
ich bin eine Frau, wie soll ich davor lüchten? mir wur-
de das Sticken als Kind beigebracht. mir wurden Vor-
schriften gemacht, die mein Bruder vermutlich nie 

zu hören bekam. Wie soll ich davor lüchten? Wenn 
meine arbeit sich daraus entwickelt hat, dann kann 
ich das nicht leugnen, ich komme davon nicht weg, 
ich stehe dazu. 

Wie würden Sie ihre arbeit in diesem zusammenhang 
beschreiben? 

meine arbeit würde ich auf jeden Fall als weiblich 
beschreiben, sie ist voll von  zerbrechlichen emotio-
nen und feinfühlig in ausdruck und Thematik. meine 
männlichen indischen Freunde hingegen gehen nicht 
so zart und gefühlvoll an ihre arbeiten heran. 

ihre arbeiten richten sich doch aber nicht nur an Frauen; 
ihre Themen betreffen vielmehr die ganze gesellschaft?

ich möchte nicht, dass meine arbeiten sich zu sehr 
auf eine Kultur beziehen. Sie entstehen aus den vie-
len gedichten, die ich lese und höre. ich möchte, 
dass meine Sprache von jedem verstanden wird, 
nicht nur von indern. meine Sprache muss also zeit-
gemäss sein, jeder soll einen Bezug dazu inden kön-
nen. deswegen verwende ich sehr kommerzielle und 
überstrapazierte Bilder, ich liebe es damit zu spielen. 
letztendlich arrangiere ich sie nur und sie ändern 
einfach ihre Bedeutung. 

Warum erleben das Textile und der Faden in indien und 
der Schweiz einen aufschwung?

der Faden ist die grundlage eines gewebes, er kann 
zu Stoff werden, er kann selbst zu etwas grossem 
werden, er trocknet Tränen und verbindet zwei Stoff-
stücke. der Faden ist wunderschön und kraftvoll, er   
verknüpft, repariert und vernäht; der Faden hat die 
möglichkeit eine ewige Verbindung mit der oberlä-
che einzugehen. 

garne haben in indien Tradition, wie steht es damit? 
alles entstammt unserer dichtkunst. man muss sich 
unsere Sui-gedichte oder die Hymnen anhören die 
der mystische Poet Kabir verfasst hat. Sie beschrei-
ben das leben als gewebe, wir erschaffen und besti-
cken es auch. ich habe meine Wurzeln in der Poesie, 
ich höre gerne gedichte, da sie mich sehr inspirieren. 
all dies spiegelt sich in meiner arbeit wieder. 

in der Schweiz gibt es einen kulturellen diskurs über Fä-
den und Stoffe in der Kunst. Wissen Sie ob das in indien 
ähnlich ist? 

leider gibt es keinen wirklichen diskurs über Fäden 
und Textilien in indien, obwohl es hier einige Künstler 
gibt, die damit arbeiten und diese materialien in ihre 
Kunst integrieren. der bewusste Schritt in richtung 
eines zeitgenössischen diskurses ist leider noch 
nicht getan. 

Haben Sie eine Verbindung zur Schweiz?
meine einzige Verbindung zur Schweiz sind meine Fä-
den und Sie, Simone … STicKen iST eTWaS, WaS icH 

Flurina Badel

die Schweizer Künstlerin Flurina Badel arbeitet in 
den Bereichen bildende Kunst, Video/audio– sowie 
Performance-art und vermischt diese gattungen auf 
spielerische Weise. das Sticken begleitet sie tagtäg-
lich und nimmt phasenweise die Hauptrolle im Werk 
ein. es bildet eine alles verbindende Konstante in-
mitten der unterschiedlichen aktivitäten.
in ihrem atelier fertigt die Künstlerin eigenwillige, i-
ligran gestickte arbeiten auf feinstem Büttenpapier, 
wobei sie den Faden oft mit natürlichen materialien 
und Substanzen kombiniert. er ist verbunden mit ei-
genhaar, Tee, Wachs, getrocknetem Blut, mineralien 
und anderen dingen.
Thematischer Fluchtpunkt ihres Werks ist immer 
wieder der menschliche Körper als zentrum der 
Wechselwirkung zwischen innenraum und aussen-
welt. die Künstlerin geht dem zwiespältigen Verhält-
nis zwischen mensch und natur nach, thematisiert 
das in ihr geborgen-Sein einerseits und das gleich-
zeitige ihr ausgeliefert-Sein. es geht um die ausein-
andersetzung mit dem Woher und dem Wohin, mit 
der Frage, ob sich ursprung und ende wieder inden 
am selben ort – nicht nur zeitlich-räumlich, sondern 
vor allem auch emotional-energetisch. materialität 
und Handwerk sind für die Künstlerin wichtige Be-
standteile ihrer gestalterischen arbeit und ihres be-
rulichen Selbstverständnisses. 

geboren 1983 im engadin
lebt und arbeitet in Basel

Shivani Aggarwal, Untitled, 2010, Fotograie und Acrylfarbe 
auf Leinwand, 99 x 134 cm, *A  
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andere SKizzieren oder zeicHnen, 

Wie kam der Faden in ihre arbeit? 
Flurina Badel: ich habe immer schon eine starke afi-
nität für Faden und Stoff gehabt. im Jahr 2007 habe 
ich angefangen mit dem Faden zu arbeiten, als ich 
einen Film über die menstruation und die Beziehung 
der Frau zur menstruation gedreht habe. Vorher habe 
ich mehr gemalt, gezeichnet und geschrieben. ich 
ing zunächst an menstruationsblut auf gaze zu sam-
meln. daraus wollte ich Bilder machen, und um die 
gaze nicht mit leim auf Papier kleben zu müssen, 
begann ich sie auf Papier zu sticken. da hat mich das 
Sticken auf Papier gepackt und ich machte meine 
ersten Stickbilder: ganz wenige Stiche mit weissem 
Faden und Haar auf Büttenpapier. meine ersten Bil-
der habe ich allerdings nie ausgestellt. Sie sind wie 
Seelenspuren. unsere Seele ist wie eine Fläche und 
jede emotion, ob angenehm oder unangenehm, hin-
terlässt eine Spur. 

Hatten Sie Vorbilder in der Familie oder in ihrer Künstler-
gemeinschaft?

nicht direkt, aber ich komme aus einer Künstlerfami-
lie. mein Vater ist Bildhauer und meine mutter ist Tex-
tilhandwerkerin. meine mutter hat aber nie gestickt, 
sondern mehr mit der nähmaschine gearbeitet. mich 
hingegen interessiert der Faden als material, losge-
löst vom Stoff, und ich setze mehr auf applikationen.

Haben Sie sich das Sticken selbst beigebracht?
ich habe im Kindergarten zum ersten mal gestickt. 
ich musste dort löcher, die man ins Papier gemacht 
hat, aussticken. in der Schule hatte ich eine, wie ich 
damals fand, ganz böse Handarbeitslehrerin, die 
mich immer an den ohren gezogen hat. dort gab es 
zwei ordner mit vielen Stickvorlagen. Wir mussten 
den Pferdestich oder den Kreuzstich üben und kleine 
deckchen besticken, die dann in diese ordner einge-
klebt wurden. Später im gymnasium hatte ich wieder 
so eine ‹dumme zwetschge›. nach der matura habe 
ich mich dann handarbeitstechnisch befreit. mein 
heutiges Sticken geht auch auf meine erfahrungen 
zurück, die ich auf einer reise durch marokko gewon-
nen habe. ich war neun monate unterwegs und habe 
in dieser zeit regelmässig bei einer Familie in rabat 
gewohnt. am abend beim Fernsehen haben sie im-
mer gestickt. dort habe ich eine spezielle art zu sti-
cken gelernt, eine art Bordüren- oder Spitzensticke-
rei, bei der kleine Knöpfchen entstehen. die Stickerei 
wurde für mich immer wichtiger und ich habe diese 
Technik immer häuiger angewendet, weil ich meine 
arbeiten dreidimensionaler machen wollte.

Welche art von Faden verwenden Sie?
Je feiner der Faden, desto besser. Hauptsächlich ver-
wende ich Baumwollfäden, aber auch Polyester- und 
Seidenfäden oder Fischernylon. Sehr selten verwen-
de ich metallische Fäden, da diese sehr schwer sind. 
ich verwende auch mein eigenes Haar oder Pferde-
haar. Je grösser das Bild, desto stärker ist der Faden, 
den ich einsetze, auch wegen der Wirkung auf dis-
tanz. Wenn man ein grosses Bild aus der entfernung 
anschaut und dann näher kommt, dann sieht man 
erst die feinen und schliesslich die transparenten 
Fäden. 

Wie setzen Sie den Faden ein?
ich sehe meine Kunst in drei Strängen: die Sticke-
reien, die installativen Videoarbeiten und die Per-
formances. das stärkste, das konstanteste und das  
einfachste für mich ist das Sticken.
das Sticken ist etwas, was ich jeden Tag und überall 
mache, zum Beispiel auch in indien, wohin ich schon 
mehrmals reiste. andere skizzieren oder zeichnen, 
ich habe immer nadel und Faden dabei.

Hat der rote Faden eine bestimmte Bedeutung für Sie?
ich hatte lange angst vor dem roten Faden, weil die 
Farbe sehr plakativ ist. man denkt schnell an Blut. 
mittlerweile traue ich mich aber roten Faden zu be-
nutzen. meistens sticke ich aber mit schwarzen, 
weissen oder verschiedenen haut– und leischfarbe-
nen Fäden. und zu Fleisch gehört eben auch rot.

Welche rolle spielt die rückseite ihrer arbeiten? 
die rückseite ist mindestens genauso wichtig wie 
die Vorderseite. ich habe alle rückseiten fotograiert 
und inde sie oft sogar schöner. ich habe mir auch 
schon gedanken darüber gemacht, ob man die Bilder 
nicht anders hängen könnte. es gibt ein Bild, bei dem 
mir d ie rückseite sehr wichtig ist. man könnte es 
zwischen zwei glasscheiben anbringen und es dann 
im raum aufhängen, sodass beide Seiten sichtbar 
wären. aber, dass das Bild eine Seite hat, die nur ich 
kenne, gefällt mir auch. manchmal knüpfe ich auch 
etwas an die rückseite der Bilder. ein geheimnis.

Welches medium kombinieren Sie mit dem Faden?
generell sticke ich auf handgeschöpftes Büttenpa-
pier. mit dem Faden verbinde ich verschiedene ma-
terialien, etwa Teelecken, Wachs, eigenhaar, Kris-
talle, dinge aus der natur wie Samen und Blüten, 
auch tote Tiere und Knochen. in meinen arbeiten ist 
mir die materialität sehr wichtig. und ich habe diese 
Schwäche für Blut, aber das ist eigentlich kein ma-
terial. ich inde es schön, wenn das auf dem Papier 
eingetrocknete Blut zu zerbröseln droht und ich dann 
versuche, es mit dem Faden zusammenzuhalten und 
es am Papier sorgfältig feststicke. das braucht ge-
duld, sonst zerstöre ich es mit der nadel ganz. dieses 
Jahr neu dazugekommen ist bei mir das zeichnen. 
das sind die feinen Pünktchen aus Tusche in meinen 
Bildern.

Woher nehmen Sie das Blut?
es ist mein eigenes Blut. ich benutze auch nie andere 
Haare als meine eigenen oder die meiner liebsten. 

Flurina Badel, maclada, 2010, Fäden und Blut auf Büttenpapier, 13 x 20 cm, Detailansicht, *A
Flurina Badel, my sister and the deer, 2010, Haar, Hirschfell, Fäden, 9 x 13 cm, *K,  

Flurina Badel, my mother's heart, 2010, Wachs, Fäden, Distelblütenblätter und Quarz auf Büttenpapier, 13 x 20 cm, *A 
Flurina Badel, Ich sehe etwas was du nicht siehst und das bin ich, 2011, Fäden auf Büttenpapier, 18 x 13 cm, *A

Jeden Tag und üBerall macHe. 
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über den konkreten Faden im Bild. © Tate london

Flurina Badel, Videostill aus FLURINA, 2012, 4 Minuten ohne Ton,*A
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Flurina Badel, und waren stolz die fäden zu entwirren, 2010, 
Faden und Haar auf Büttenpapier, 70 x 50 cm, *K

Warum ist der Faden in der zeitgenössischen Kunst heute 
so aktuell und beliebt?

ich habe das gefühl, dass es mehr offenheit in der 
Kunst gibt. alles ist möglich. man darf heute ‹weib-
liche Kunst› machen, ohne dass es verpönt ist. und 
das Sticken ist ja eine ganz ursprüngliche ausdrucks-
form. meine generation hat sich auch von der intel-
lektuellen Strenge befreit. ich muss nicht mehr ein 
schwarzes Viereck auf eine weisse leinwand malen, 
damit ich als Künstlerin angesehen werde. ich darf 
auch mit einem rosaroten Faden etwas sticken. es 
geht um inhalte. die Freiheit alle möglichen materia-
lien und medien zu benutzen, die ich für die Vermitt-
lung meiner inhalte brauche, ist heute eine Selbst-
verständlichkeit. dazu kommt wohl noch, dass es 
heute viel mehr Frauen gibt, die Kunst machen und 
es gibt mehr Kuratorinnen, galeristinnen, museums-
direktorinnen und Käuferinnen. 

Haben Sie eine Verbindung zu indien?
ich war zwei mal für je mehrere monate in indien. 
das erste mal reiste ich 2005 in den norden des lan-
des. auf der zweiten reise habe ich dann den Süden 
etwas bereist. in indien kaufte ich tonnenweise Stoff, 
materialien und Fäden, alles hat mich sehr inspiriert. 
am meisten bin ich aber mit dem ort Varanasi ver-
bunden. er ist mir so tief unter die Haut gegangen, 
dass ich dorthin wohl immer wieder zurückkehren 
werde. es gibt nur ganz wenige orte auf dieser Welt, 
die ich nochmals besuchen würde, wenn ich nur noch 
drei monate zu leben hätte. Varanasi ist einer davon. 
am ganges kann man auf nur drei Quadratmetern all 
das beobachten was die menschliche existenz aus-
macht: eine Taufe, eine Hochzeit, eine Bestattung, 
bis hin zu einer Frau, die sich im Wasser umbringen 
möchte oder Kühe die Wasser trinken und abfall, der 
vorbeischwimmt. all das beeindruckt mich sehr. in 
Varansi schliesst sich für mich der Kreis.
 

micH inTereSSierT die medien-

marion STrunK 

die Schweizer Künstlerin marion Strunk studierte Bil-
dende Kunst an der Hochschule der Künste in Berlin, 
Kunstgeschichte und politische Wissenschaften an 
der Freien universität Berlin sowie Psychoanalyse in 
zürich. Heute lehrt sie als Professorin für Kulturwis-
senschaften an der zürcher Hochschule der Künste. 
marion Strunk nimmt das Thema des Fadens schon 
seit einigen Jahren auf, in letzter zeit im medium der 
Fotograie: sie bestickt Fotograien. dadurch wird der 
Faden zu einem wirklichen moment in der Fotogra-
ie. durch die Berührung des Fadens wird eine ganz 
konkrete und taktile erfahrung möglich, welche die 
Fotograie durch ihre Fiktionalität verweigert. in der 
Verbindung von Fotograie und Faden werden beide 
medien gleichzeitig diskutiert. die Fotograien wer-
den schnappschussartig hergestellt, nicht inszeniert 
oder im Studio aufgenommen. einige motive sind in 
der nacht fotograiert, auf der Strasse oder in der 
landschaft. Je nach Foto und Thema bestickt die 
Künstlerin einzelne oder mehrere Partien des Bil-
des, nimmt Teile des Bildes auf, überstickt sie oder 
stickt neue Teile hinzu. neben konkreten motiven, 
wie zum Beispiel Tiere (ein Hirsch, ein elefant), stickt 
sie Kreise in die Fotograie, die dem konkreten motiv 
etwas abstraktes gegenüberstellen. Betrachtet man 
die Werke aus der distanz, ist der Faden kaum zu 
sehen. die Kombination von Fotograie und Faden 
führt zu irritationen und stellt grundsätzliche Fragen 
nach dem fotograischen Bild beziehungsweise dem 
Bild überhaupt.

geboren im Bonner rheinland
lebt und arbeitet in zürich

Warum verwenden Sie diese materialien? 
alle materialien, die ich der natur entziehe, haben 
etwas mit Vergänglichkeit zu tun. alles ist Teil eines 
Kreislaufs. eine Blume verblüht und stirbt – übrig 
bleiben Samen. der Same ist das Produkt des Todes 
und gleichzeitig der ursprung neuen lebens. das fas-
ziniert mich. das, was übrig bleibt, wenn etwas nicht 
mehr ist, inde ich spannend. und das nicht nur bei 
organismen, auch bei emotionen. ich benutze mate-
rialien als eine art metapher für eine emotion. 

Welche Themen beschäftigen Sie in ihren arbeiten? und 
warum?

ich interessiere mich für das leben, vom ursprung 
bis zum Vergehen und wieder zurück zum ursprung. 
Was passiert überhaupt in diesem Kreis, dem wir alle 
ausgeliefert oder in dem wir geborgen sind? und so 
interessiert mich auch die Korrelation von mensch 
und natur. ein weiteres für mich spannendes The-
menfeld sind Schwellen zwischen verschiedenen ge-
mütszuständen. ich inde es interessant, wenn etwas 
liesst und dann plötzlich stockt oder gar verhärtet. 
So mache ich das auch mit den Fäden in meinen 
Bildern. eine Passage kann ganz schön gestickt sein 
und plötzlich gibt es eine ansammlung von Stichen 
und Knöpfchen, eine Verhärtung, Wucherungen, aus-
wüchse, Brocken, Verstrickungen. das ist vergleich-
bar damit, wenn man sich selbst fragt: Wie geht es 
mir? und eigentlich geht es einem gut, doch unter 
der oberläche beginnen die ‹Knöpli›, dann bohrt 
man weiter und es kommen riesige Knoten zum Vor-
schein, die vielleicht schon zwanzig Jahre alt sind 
oder noch älter. dann ist das Sticken mein Seismo-
graf. ein weiteres wichtiges Thema für mich ist die 
zeit. alles, was zeit ist, was die zeit aufhebt, Warten, 
aber auch Vergehen. diese zeitlose zeitlichkeit.

Welche Bedeutung hat ‹Hand-arbeit›, das Handwerkliche 
für Sie?

Für mich ist der Prozess extrem wichtig. Sticken 
braucht zeit und geduld, die ich eigentlich gar nicht 
habe. und ich bin süchtig nach dem gefühl, wenn 
die nadel durch das Papier sticht. das ist auch ein 
grund, warum ich sticke. 

Sehen Sie den Faden als Brechung an?
nein, ich sehe die nadel als dieses ganz zwiespältige 
ding an, das einerseits zusammenlickt, aber gleich-
zeitig auch eine Wunde sticht. es schwingen immer 
beide Bedeutungen mit und das gefällt mir.

Wie gehen Sie damit um, dass Handarbeit traditionell 
weiblich konnotiert ist?

ich glaube, dass es heute nicht mehr um die zuord-
nung männer- oder Frauenkunst geht. es ist wirklich 
schön, dass es auch viele männer gibt, die sticken 
oder mit textilen und haptischen materialien arbei-
ten. es hätten sicher auch früher schon viele Künstler 
lust gehabt zum Sticken, aber das war nicht möglich. 
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also die unterbrechung?
die unterbrechung des gewohnten durch die irritati-
on. eine Befragung und Transformation. die Faden-
arbeit wird erst auf den zweiten Blick erkannt, nicht 
von Weitem, erst aus der nähe. der Blick geht von 
der abstraktion zum Konkreten.

Welche Themen beschäftigen Sie in ihren arbeiten? und 
warum?

mich interessieren Themen wie das unheimliche 
oder die nacht, nähe und distanz. eine Fotograie 
zeigt eine Strasse, in der es schneit. ich sticke den 
Schnee hervor. in einer anderen ist durch lichtre-
lexe ein türkisfarbener Kreis entstanden, den ich 
übernommen und an anderer Stelle hinzugestickt 
habe. oder ich sticke etwas zusätzliches in das 
Bild. aber das sollen die Betrachter nicht unbedingt 
gleich erkennen. in einer meiner arbeiten steht ein 
grüner Hirsch auf der rampe in einer Tiefgarage und 
blickt aus dem Fenster. man fragt sich, war das Tier 
da oder nicht? oder ein Wortspiel: in zürich an der 
Sihl gibt es ein gebäude mit einer lichtsäule und 
dem Schriftzug oBer auf dem dach, ich habe das 
Wort oder daraus gemacht. zufälligerweise war es 
eine mondnacht. der mond wurde zu einem kleinen 
weissen Kreis in der Fotograie. Kreise beschäftigen 
mich immer wieder.

Warum beschäftigt Sie der Kreis?
der Kreis verändert die linie. es geht mir nicht um 
Vollkommenes, sondern um das absurde der linie. 
der Kreis hält die linie zum narren. und innerhalb 
des fotograischen Bildes, das assoziationen und 
Wiedererkennen erzeugt, ist der gestickte Kreis et-
was abstraktes wie das Bild. 

Hat sich die Bedeutung des Fadens im laufe der zeit für 
Sie verändert?

mich interessiert nicht mehr das zusammennähen, 
sondern die unterbrechung. ich möchte die codie-
rungen, die mit der Fadenarbeit provoziert werden 
können, verlassen. den Faden aufnehmen, heisst 
etwas herstellen. den Faden nicht verlieren, heisst  
anschlüsse und Verfahren inden, die kulturelle 

üBerScHneidung. icH STicKe Fäden 

Marion Strunk, Hirsch, Fotofaden/Fadenfoto, #6, 2009, 
gestickte Fotograie, 50 x 70 cm, *A Marion Strunk, Lichtbild, Fotofaden/Fadenfoto, #4, 2009, gestickte Fotograie, 100 x 70 cm, *A

Wie kam der Faden in ihre arbeit?
marion Strunk: in die Fotograie hinzusticken, was 
ich auch ‹gestickte Fotograie› oder ‹Fotofaden/Fa-
denfoto› nenne, ist aus der idee des zusammennä-
hens entstanden. Früher habe ich Fotos und male-
reien zusammengenäht, so kam der Faden in meine 
arbeit.  

Wie kamen Sie auf die idee, etwas zusammenzunähen?
die arbeit mit dem Faden hat sich aus dem Wunsch 
entwickelt, etwas zusammenzuhalten, zu verdichten 
und zu verschieben. der Faden wird zur geste der 
Verbindung und des Haltens. aus dem Kontext der 
Tradition des Häkelns und Stickens genommen, wird 
der Faden – verschoben in den Kontext der Fotogra-
ie – zum Bild. und er führt einen unterschied ein: 
die Fotograie wird unikat, ihrer reproduzierbarkeit 
enthoben.

Wie kamen Sie zum Sticken? Hatten Sie Vorbilder in der 
Familie oder in ihrer Künstlergemeinschaft? 

ich hatte keine Vorbilder. die Technik ist sehr simpel, 
das einfachste vom einfachen. ich kann gar nicht 
sticken! genauso, wie ich mich nicht als Fotograin 
verstehe, verstehe ich mich auch nicht als Stickerin. 
mir geht es um die Bildarbeit als solche. 

Bestimmen Sie die eigenschaft des Fadens im Bild?
Was ich in der Hand halte, ist erst einmal das mate-
rial. indem es in einen Kontext gestellt wird, entsteht 
eine Bedeutung. der Faden wird zum Beispiel zu ei-
nem Kreis, einem Schriftzug oder einem Tier. mich 
interessiert das poetische Feld innerhalb der Bild-
arbeit. ich möchte zeigen: das ist ein Bild. es geht 
nicht um Wirklichkeit. der einzige wirkliche moment 
entsteht, wenn ich den Faden auf dem Bild berühre, 
ihn anfasse. das ist ein kurzer moment, ein augen-
blick. der Faden verdeckt etwas im Bild, verhüllt es 
wie ein geheimnis. die Frage: ‹Was war da, was ver-
deckt der Faden oder was fügt er hinzu›, stellt sich 
mit der Form, die er bildet.

Welche art von Faden verwenden Sie?
Für Fotograien kann ich nicht so dicke Fäden ver-
wenden. es besteht die gefahr, dass die Fotograie 
zerreisst. es müssen sehr feine und weiche Fäden 
sein. meistens verwende ich einen leichten ango-
rafaden. Je nach Bildthema ist es mir wichtig, das 
‹Fädische› sichtbar zu machen. 

Wie setzen Sie den Faden ein?
mich interessiert die medienüberschneidung. ich 
sticke Fäden in die Fotograie. der Faden hält das 
Bild fest. die Fotograie ist ein Standbild, das sich als 
original behaupten soll. über den konkreten Faden 
im Bild wird nicht nur die medialität der Fotograie 
sichtbar, gleichzeitig zeigt sich, vermittelt über die 
Handarbeit des Stickens, der gegensatz zwischen 
dem Technischen und dem Händischen. die Ver-
bindung von Sticken und Fotograie folgt den Bewe-
gungen des Hin und Her, gelenkt von der Fotograie 
wie von einer Karte. die Fotograie wird zum Stoff 
und Thema, der Faden drängt sich reliefartig in den 
Vordergrund. er hat etwas Taktiles und erzeugt eine 
andere Sinnlichkeit. Sehen und Fühlen kommen zu-
sammen. 
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 Marion Strunk, orange Blumen, Fotofaden/Fadenfoto , #6, 2008, gestickte Fotograie, 50 x 70 cm
 

in die FoTograFie 

Marion Strunk, Oder, Fotofaden/Fadenfoto, #2, 2010, gestickte Fotograie, 70 x 100 cm, *A
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Marion Strunk, Fotofaden/Fadenfoto, #2, 2011, 
gestickte Fotograie, 70 x 50 cm, *A

Praktiken eröffnen. der Faden ist nicht nur ein liebli-
ches ding, er kann auch reissen, sich verknoten und 
verstricken. die Bedeutung des Fadens besteht für 
mich in der Vielfalt der möglichkeiten, die er eröff-
net, sobald er aus seinem angestammten gebrauch 
herausgelöst wird. 

Welche Bedeutung hat ‹Hand-arbeit›, das Handwerkliche 
für Sie?

es bedeutet für mich vermeintliche muster und 
Strategien zu befragen. Handarbeit verlangt ein Bei-
sich-sein. zumindest eine Weile lang. Vielleicht um 
nachzudenken, auf etwas zu achten, sich zu freuen. 
es geht um zuneigung oder aufmerksamkeit für das 
gegenwärtige. 

das Sticken hat nichts mehr mit der klassischen Handar-
beit zu tun?

es geht nicht um ein Handwerk, das etwas nützli-
ches oder Perfektes produziert, sondern um das 
Händische. der gedanke: ‹ich mache etwas mit der 
Hand!› mit der Hand arbeiten, heisst Fertigkeiten er-
werben, üben, erinden. als künstlerische Strategie 
behauptet das Händische eine Transformation der 
‹privaten Handarbeit› ins offene und in eine öffent-
lichkeit. das ist die aufgabe der Kunst! der Faden 
wird wieder aufgenommen und beginnt, etwas zu 
erzählen und etwas zu verstehen zu geben.

Wie gehen Sie damit um, dass Handarbeit traditionell 
weiblich konnotiert ist?

in meiner arbeit geht es nicht um weibliche oder 
männliche zuschreibungen. ich hebe die zuordnung 
von Sticken als altmodisches Handwerk und häus-
liche Weiblichkeit, und demgegenüber die Technik 
gleichbedeutend mit Fortschritt und männlichkeit 
auf, indem ich den Faden mit der Fotograie verbin-
de und damit das gewohnte unterbreche. Beide me-
dien erschliessen sich über die erinnerung, wobei es 
mir weniger um den Stich als solchen geht, sondern 
um das, was nadel und Faden vorgeben: langsam-
keit, Sorgfalt und geduld.

Warum ist der Faden in der zeitgenössischen Kunst heute 
so aktuell und beliebt?

der Faden ist ein zeichen für konkrete Bedürfnisse in 
unserer mediengesellschaft. zum einen hat der Fa-
den das Taktile, zum anderen kann man ihn konkret 
berühren. zugleich verweist er etwas Fürsorgliches. 
ich sticke für dich! ich nähe für dich! ich stricke für 
dich! übungen im konkreten Kontakt, die massen-
produktion und den massenkonsum unterlaufend. 
Handarbeit als eine reaktion auf anonymität. eine 
geste, die die omnipotenz der Technologie im all-
täglichen leben zurückzuweist. Handwerk bedeutet 
eben auch, etwas selber zu machen, unabhängig 
sein. es ist ein Schutzraum, der mir völlige Freiheit 
lässt und mich vor den gesellschaftlichen anforde-
rungen abschirmt. offenbar besteht ein reges inte-
resse daran, lebensweisen zu stören, die mit Wohl-
stand, Fortschritt, luxus altbekannte ideologien und 
Herrschaftsverhältnisse produzieren. 

also eine gegenbewegung zur Technisierung?
in gewisser Weise. aber nicht im Sinn einer utopie. 
die geschickten Hände – das imperfekte der Hand 

eingeschlossen – konzentrieren sich auf das detail, 
nicht auf das grosse ganze. das Fadenwerk bringt 
einen anderen rhythmus hervor, einen inneren 
rhythmus. und das hat etwas mit Kontemplation 
zu tun, mit einem emotionalen raum. es geht dar-
um, nicht nur nach Plan oder rationalen Vorstellun-
gen zu handeln. überraschungen sind willkommen. 
das muster kann angehalten werden. das Selbstge-
machte, die kleinen gesten und aktionen, die sich 
unerwartet einmischen, scheinen die Probe zu sein. 
eine gestickte intervention.

Haben Sie eine Verbindung zu indien?
nur als Touristin. dennoch sind zwei arbeiten dort 
entstanden. mich interessieren die Tiere in indien. in 
einer arbeit kommt ein kleiner weisser elefant vor. 
ein mythisches Tier, das im Bild etwas verkündet. 
Sein rüssel ist nach oben geschlagen wie zu einem 
ruf. es entsteht ein Ton, den man sehen, aber nicht 
hören kann. der Hirsch hat in indien auch eine gros-
se Bedeutung, ebenso wie die lichtiguren, die aus 
dem dunkeln kommen. aber das sind unbewusste 
gedächtnisräume, die hier einliessen, keine be-
wussten entscheidungen, das indische zu themati-
sieren. der Faden vergegenwärtigt die erinnerung, 
das ist die eine erfahrung, die diskussionen über 
seine medialität die andere.

icH STicKe nicHT auF normale 

irene düring

die Schweizer Künstlerin irene düring studierte von 
1989–94 Kunstgeschichte an der universität zürich. 
1994 ging sie nach Wien an die akademie der Bil-
denden Künste, wo sie 1999 mit dem ‹magister art› 
abschloss. ihr interesse an textilen materialien und 
an Fäden entdeckte düring während ihres Studiums 
in Wien. der Faden war von anfang an in ihren Wer-
ken präsent. er zeigte sich in den linien der zeich-
nungen oder in den nähten als überresten von Klei-
dungen. durch die Beschäftigung mit dem Thema 
Hand und arm kam die Künstlerin dazu, den Faden 
mit ungewöhnlichen Trägern zu kombinieren. da dü-
ring nie auf Stoffe stickt, widerläuft Sie damit den 
gängigen erwartungen des Betrachters. Filigrane 
Blumenmuster auf armprothesen inden sich neben 
gestickten Wörtern oder Sätzen in einer Wand. den 
Faden in eine Wand zu stechen erfordert zeit und 
körperlichen einsatz. die arbeit mit der Hand sowie 
die Faktoren zeit und materialität spielen vor allem 
bei den Stickarbeiten eine rolle. düring experimen-
tiert mit Faden, Technik und material und lotet hier-
mit gestalterische grenzen aus.

geboren 1968 in St. gallen
lebt und arbeitet in zürich
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unTerlagen, Wie TeXTilien, decKen 

oder Kleider, Sondern immer 

Irene Düring, hand me a lower, Objekt, bestickte Armprothese, 
2005/06, Detailansicht, *K Irene Düring, Untitled, bearbeitete Badehosen, 2008, Ausstellung Badi Enge, Zürich, *K

Wie kam der Faden in ihre arbeit? 
irene düring: das Thema war immer schon da. ich 
habe zuerst graische und lineare zeichnungen ge-
macht, in denen der Bleistiftstrich schon fast wie 
ein Faden wirkte. erst später ist mir die ähnlichkeit 
zwischen den Strichen der zeichnungen und den Fä-
den aufgefallen und ich habe erkannt, dass dadurch 
schon etwas Textiles in meine arbeit eingelossen 
ist. Während meines Studiums in Wien habe ich 
Kleidergerüste gemacht. ich habe Teile von Kleidern 
ausgeschnitten und nur noch die nähte belassen. 
es sind eigentlich nur noch Fäden und keine nähte 
mehr. der Faden als solcher tauchte zum ersten mal 
bei der armprothese auf, die ich bestickt habe. 

Warum haben Sie eine armprothese bestickt?
eine zeit lang interessierten mich arme und Hände, 
sowie das arbeiten mit Händen. das war ein aus-
löser. ich hatte plötzlich das gefühl, dass es schön 
wäre Blumen auf diesen künstlichen arm zu sticken. 
einen richtigen arm kann man ja nicht besticken, 
vielleicht eher tätowieren. die iligrane arbeit einer 
Stickerei ist sehr dekorativ und zudem sehr spezi-
ell auf einer armprothese. mich faszinierte der ge-
danke, anstatt eines Tattoos, eine Stickerei auf dem 
arm zu haben, für die der Faden richtig in die Haut 
hineinfährt und wieder herauskommt.

Wie kamen Sie zum Sticken? Hatten Sie Vorbilder in der 
Familie oder in ihrer Künstlergemeinschaft? 

in meiner Familie hat niemand gestickt. ich bin 
auch keine perfekte Stickerin. in der Schule hatte 
ich Handarbeit und habe dort nähen und Sticken 
gelernt.

Welche art von Faden benutzen Sie?
Für meine Stickereien verwende ich dünne Perlgarn-
fäden, das normale Stickgarn. der Faden hängt aber 
vom material ab, das ich besticke. gerne möchte ich 
einmal eine Stickerei auf einer Wand im aussen-
raum realisieren, da würde ich dann Schnüre, Kunst-
stoffseile oder wetterfeste Fäden einsetzen.

Wie setzen Sie den Faden ein?
das kommt auf das Thema der ausstellung, den 
raum oder auch die Personen an, die mir ein Werk 
in auftrag geben. manchmal sticke ich Wörter, es 
kann aber auch ein Satz sein oder eine gestickte 
zeichnung. den Faden setze ich sehr lexibel ein. 
auch die art des Stickens - ob ich etwa lineare Sti-
che oder Kreuzstiche verwende – ist abhängig vom 
Thema und anderen Faktoren.

Was zeichnet die arbeit mit dem Faden aus? im gegen-
satz zu anderen materialien?

mit keinem anderen material kann ich so frei arbei-
ten wie mit dem Faden. Für mich ist der Faden nicht 
vom Textilen zu trennen. ich denke, dass Fäden zwar 
linear sind, wenn man sie aber zusammenwebt oder 
auf andere Weise verwendet, sie wieder eine textile 
Fläche ergeben. 

Welche rolle spielt die rückseite in ihren arbeiten? 
ich habe nur einmal auf Fotos oder Kopien gestickt. 
Bei diesen arbeiten ist die Vorderseite zur rücksei-
te geworden und diese umkehrung war von grosser 
Bedeutung für mich. die Vorderseite war perfekt ge-
stickt, aber das genaue absticken reichte mir nicht 
aus. es hat nichts ausgelöst. Jeder, der ein gefühl 
für Sticken hat oder gut in Handarbeit ist, hätte das 
nachsticken können. dagegen fand ich die rücksei-
te, auf der alles so wild und durcheinander war, und 
die dadurch fast etwas graisches bekommen hat, 
besonders toll und wirklich spannend. die rückseite 
wurde zur neuen Vorderseite, sie war nur noch weiss 
und mit Stickerei versehen, das Fotomotiv war nicht 
mehr zu erkennen.  
 

Welche Themen beschäftigen Sie in ihren arbeiten? und 
warum?

zuerst habe ich mich intensiv mit dem Thema arm 
und Hand beschäftigt. Sobald ich vom Besticken der 
armprothese zum Sticken in die Wand übergegan-
gen bin, gab es kein solches überthema mehr. mei-
ne Themen haben sich aus der Situation oder dem 
raum heraus ergeben und ich habe mich darauf ein-
gelassen. das eigentliche Thema war plötzlich die 
Stickerei selbst. das medium ist zum auslöser ge-
worden, dem durchgehenden Faden sozusagen. ich 
kann mir aber auch vorstellen, dass sich das auch 
wieder ändert. ich merke aber immer wieder, wie 
wichtig mir das Besticken von Wänden ist und dass 
ich das noch weiterentwickeln möchte.

Wie kamen Sie zur Wandstickerei und was bedeutet ihnen 
das medium ‹Wand›?

die idee zum Besticken der Wand kam bei mir nach 
dem Besticken der armprothese auf. ich habe nie 
auf eine normale unterlage gestickt, wie auf Texti-
lien, decken oder Kleider, sondern immer auf unge-
wöhnliche materialien. gerade die unüblichen Träger 
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Irene Düring, Ich winde mich (kannst mich kreuzweise), grünes Perlgarn auf Wand gestickt, 2007, 
7.5 x 160 cm, La Perla, Zürich, *K

 

Irene Düring, Wie Raketen sind die Splitter durch die Luft gelogen, 2010, 
graues Perlgarn auf Wand gestickt, 7.5 x 220 cm, *K
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auF ungeWöHnlicHe maTerialien

haben mich damals so fasziniert. als ich das erste 
mal in eine Wand gestickt habe, bemerkte ich den 
grossen unterschied. es ist eine anstrengende und  
zeitintensive arbeit - das hat mir gefallen. ich muss 
richtig mit der Hand arbeiten und den Körper einset-
zen, bis nach einer Weile manchmal sogar mein arm 
weh tut. ich muss zunächst die löcher vorbereiten, 
die nägel einschlagen und dann wieder herauszie-
hen, um dann den Faden zu verwenden. meine erste 
Wandstickerei bestand nur aus Kreuzstichen. es war 
der Satz: ‹Kannst mich kreuzweise›. in diesen Wor-
ten steckt eine gewisse aggression oder Verletztheit. 
Beim Schlagen der löcher in die Wand entlädt sich 
auch die Wut. 

Welche Bedeutung hat die ‹Hand-arbeit›, also das Hand-
werkliche für Sie?

ich habe schon immer wahnsinnig gerne mit den 
Händen gearbeitet. zuerst habe ich Kunstgeschichte 
studiert und war damit nicht glücklich, weil ich nur 
noch intellektuell gearbeitet habe. Seit ich auf die 
akademie gegangen bin und wieder mit den Händen 
arbeiten und mich mit ihnen beschäftigen konnte, 
war das wie ein neues leben.

Wie gehen Sie damit um, dass Handarbeit traditionell 
weiblich konnotiert ist?

mich hat das immer gestört, daher habe ich mich 
von der klassischen Handarbeit so weit wie möglich 
entfernt. ich sticke nicht auf Stoff, verziere keine 

decken oder Tischtücher und ich sticke auch keine 
monogramme auf Servietten. dadurch, dass ich auf 
armprothesen und auf Wände sticke, habe ich mich 
so weit von der traditionellen Stickerei entfernt, dass 
ich mit überzeugung dazu stehen kann. ich fühle 
mich nicht in diese Schublade ‹Sticken gleich Frau›  
gesteckt, und wenn jemand das behauptet, dann 
wehre ich mich dagegen. ich inde auch, dass es 
heute viele männer gibt, die mit Textilien und Sticke-
reien arbeiten.  Bei einem mann ist das allerdings 
etwas aussergewöhnliches und neues. diese Wahr-
nehmung von aussen stört mich fast mehr, als wenn 
man mich in diese Schublade steckt.

dadurch, dass Sie auf andere materialien sticken, durch-
brechen Sie die Stereotypen

genau, denn die Träger sind nicht diejenigen, die 
man normalerweise für solche arbeiten benutzt 
oder erwartet.

Können Sie mir gründe nennen, warum der Faden in der 
zeitgenössischen Kunst heute so aktuell und beliebt ist?

das Handwerkliche erlebt generell einen auf-
schwung. der Faden spielt nicht nur im künstleri-
schen Bereich eine rolle, sondern auch in unserem 
alltag. mir ist aufgefallen, dass es auf märkten, 
etwa vor Weihnachten, immer häuiger diese ‹do it 
Yourself Kits› gibt, mit Wolle und Faden und einer 
anleitung. man kann sich damit zum Beispiel einen 
Pulswärmer stricken. 

Warum erleben das Textile und der Faden in der Schweiz 
einen aufschwung?

ich habe  das gefühl, dass es etwas mit dem Wunsch 
nach entschleunigung zu tun hat. der Faden steht 
für langsamkeit und Tradition. in der heutigen Welt 
der ipads und iphones, der Schnelligkeit der cy-
bergesellschaft, erinnert man sich an altbewährte 
Traditionen und schätzt das Handgemachte wieder. 
Fast alles ist industriell hergestellt und wir werfen 
dinge weg, wenn sie kaputt sind, anstatt sie zu re-
parieren. die meisten geräte sind schon so gebaut, 
dass man sie nicht mehr reparieren kann. Vielleicht 
treten die menschen gerade deswegen einen Schritt 
zurück und setzen wieder auf qualitatives Hand-
werk. in meinen arbeiten geht es mir auch um das 
Selbermachen, um die zeit und um die Vergänglich-
keit. eine Wandstickerei dauert lange, das hat auch 
etwas meditatives. nach einem Tag arbeit bin ich 
stolz, auf das, was ich geschaffen habe, obwohl es 
wenig und auch noch vergänglich ist. Viel zeit für 
nichts, könnte man sagen, aber das stimmt so nicht. 
die zeit, die ich für die arbeit verwendet habe, kann 
mir niemand mehr nehmen.

Haben Sie eine Verbindung nach indien ?
ich bin 2010 nach indien gereist. die Farbigkeit dort 
hat mich unheimlich fasziniert. das hat mit den 
Textilien zu tun. das land selbst ist ja nicht bunt, 
aber die Kleidung der menschen, die Farben in den 
Tempeln, überhaupt diese Pigmente, die es auf den 
märkten gibt. dieses Farbmekka hat mich regel-
recht umgehauen. auf meine arbeit hat das jedoch 
nicht abgefärbt.

WiTH THe HelP oF THreadS i 

Parul THacKer 

die indische Künstlerin Parul Thacker studierte Tex-
tildesign am Sophia Polytechnic college of art and 
design in mumbai. anschliessend bildete sie sich 
mit Hilfe von Kursen am national institute of de-
sign in ahmedabad im Bereich der oberlächenver-
zierung weiter. diese Kunstform ist bis heute fester 
Bestandteil ihrer Werke. ihre künstlerische lauf-
bahn begann Parul Thacker als klassische Weberin. 
zuerst arbeitete sie mit Handarbeits-Kommunen in 
indien, dann ing sie an, die tradierten Faden-Tech-
niken auf Wandbilder anzuwenden. die übertragung 
führte zu einem neuen dialog zwischen Prozess und 
material. Heute setzt die Künstlerin ihr Wissen der 
Stick-Web- und nähtechnik gezielt ein und verleiht 
ihren Werken damit eine klare, fast schon unheim-
lich wirkende Struktur. Für ihre oft netzartigen ge-
bilde, die an kosmische landschaften erinnern, 
verwendet die Künstlerin unzählige materialien, wie 
gaze, Seiden- und nylonfäden, Kunstfasern, Kupfer-
draht und Papierrollen. Sie akzentuiert ihre arbeiten 
mit echten Kristallen, Steinen und Farbpigmenten. 
neuerdings kommt auch ‹heilige asche› (Vhibhuti) 
aus den hinduistischen Tempeln zum einsatz. die 
gegensätzlichen Verbindungen stehen für das Sicht-
bare und das unsichtbare von organischen Stoffen 
und unser materiellen Welt. Sie verweisen auf zufäl-
lige Symmetrien von natur und Technik und bringen 
die iligrane Verbindung der gesellschaft mit dem 
einzelnen individuum zum ausdruck.  

geboren 1973 in mumbai
lebt und arbeitet in mumbai und Pondicherry

Irene Düring, Ich winde mich (kannst mich kreuzweise, Detail), 
grünes Perlgarn auf Wand gestickt, 2007, 

7.5 x 160 cm, La Perla, Zürich, *K
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can PlaY WiTH maTerial and Form. 

i TWiST, i KnoT and i STiTcH 

Parul Thacker, Holy ash 01, 2010, Heilige Asche, 
Himalaya Kristalle, Seidenfäden, 

Nylonfäden, 152.5 x 152.5 x 30 cm, Privatsammlung Dubai, *K
 Parul Thacker, Black Hole 01, 2011, Nylonfäden und Kohlepigmente auf Acrylglas, 153.5 x 153.5 x 30 cm, 

Courtesy: Galerie Mirchandani + Steinrücke, Mumbai, *K

Wie kam der Faden in ihre arbeit? 
Parul Thacker: meine arbeiten sind vom rigveda 
und den upanishaden, den wichtigsten religiösen 
und philosophischen Schriften des Hinduismus, ins-
piriert. dort wird das universum als kosmisches ge-
webe dargestellt. der Kosmos, also das wohlgeord-
nete universum wird als endloses und fortlaufendes 
gelecht betrachtet; ein gitterförmiges gewebe auf 
dem das ganze leben mit all seinen Kreisläufen, il-
lusionen und Träumen aufgemalt ist. Für mich über-
schreiten meine arbeiten die grenzen künstlerischer 
gestaltung, sie bewegen sich in richtung eines 
künstlerisch gewebten spirituellen Bildteppichs. Sie 
sollen als eine art von Bewusstsein wahrgenommen 
werden, das durch die Fäden zum ausdruck kommt. 
mit Kristallen und garnen aus nylon-monoilament 
und Farbpigmenten wird die verlochtene netzstruk-
tur des Kosmos geschaffen. 

Wann haben Sie zum ersten mal Faden verwendet? 
meine künstlerische laufbahn begann als Weberin, 
ich verwende Fäden also schon seit meinem ersten 
arbeitsstück. 

Wie kamen Sie zum Sticken?
da ich mein ganzes leben mit Stoffen und garnen 
umgeben war, kam die idee von allein. ich habe 
ausserdem Textildesign in mumbai studiert. es war 
für mich sehr interessant festzustellen, dass Fäden 
überall eine rolle spielen. Sie sind nicht nur Teil von 
Stoffen oder Handarbeiten, sondern inden als me-
tallfasern auch im technischen Bereich anwendung. 
ich war sehr beeindruckt davon und begann die 
Kunst der Stickerei, des Webens und der näherei zu 
studieren um meine arbeit vielseitiger und präziser 
zu gestalten. 
 

Hatten Sie Vorbilder in der Familie oder in ihrer Künstler-
gemeinschaft?

meine grossmutter hat immer gestrickt und genäht. 
ich habe darüber hinaus viel mit Textil-gesellschaf-
ten zu tun gehabt. mich mit Kunsthandwerkern und 
Webern auszutauschen und mit ihnen zusammen-
zuarbeiten, hat mir wichtige Kenntnisse auf diesem 
Fachgebiet vermittelt. 

Welche art von Faden verwenden Sie?
ich verwende hauptsächlich nylon-monoilament 
und Baumwollfäden, zusammen mit vielen anderen 
materialien wie transparenten Pasten, Holzkohlepig-
menten, heiliger asche und auch Papier. 

und woher bekommen Sie die Fäden für ihre arbeiten?
ich kaufe die Fäden vor ort auf den märkten in mei-
ner Heimat. 
 

Wie setzen Sie den Faden ein?  
ich kombiniere die Fäden mit einer reihe anderer 
materialien, wobei ich mich auf traditionelle Tech-
niken wie Häkeln und Weben beziehe und diese mit 
neuen Technologien verbinde. die Fäden erlauben 
es mir mit material und Form zu spielen. ich verdre-
he, knote und sticke durchsichtige monoilament-Fa-
sern, die von schillernden Kristallen gesäumt sind. 
manchmal bilden sich daraus spektral schlängelnde 
gebilde, die an die naturgewalten erinnern: an das 
Kräuseln der Wellen und das Wirbeln der Tornados. 
manchmal aber steigen sie abgewinkelt und herr-
schaftlich nach oben wie eine Kette von Vulkankra-
tern. und zuweilen bilden sie gewaltige mondland-
schaften, die ungeahnte überraschungen verbergen. 

Welche anderen materialen verwenden Sie für ihre arbei-
ten? 

ich verwende unzählige materialen, wie zum Bei-
spiel gaze, Bauwoll- und Seidenfäden zusammen 
mit nylon-monoilament-Fasern, Kupferdraht und 
Papierröhren. mit natürlichen Kristallen, Steinen 
und Farbpigmenten werden die materialien hervor-
gehoben und voneinander getrennt. Kristalle haben 
einen besonderen Stellenwert in meiner arbeit, sie 
symbolisieren die kristallenen muster und Struktu-
ren der lichtenergie in der irdischen Welt. mit ihren 
wechselnden strukturellen Formationen und Farb-
nuancen passen sich die Kristalle den Kreationen 
an, was nicht nur deren visuelle dimension vertieft, 
sondern ihnen auch einen Hauch der uralten Wis-
senschaft und Weisheit verleiht, die sogar heute 
noch menschen heilt. meine neuesten material-ex-
perimente brachten mich zur asche. ich verwandle 
einen Stoff, der mit Verfall und Tod assoziiert wird, in 
brodelnde energie. dieser reinigende Prozess bringt 
neue Formen hervor, sie erinnern mich an archäolo-
gische Fundstätten tief in der erde und an weitläui-
ge indische Tempelkomplexe. 
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Parul Thacker, Cosmic Dance, Labyrinth of Light Space, 2008, 
Netz mit Fasern, Detailansicht, *K, Courtesy: Galerie Mirchandani + Steinrücke, Mumbai, *K

Parul Thacker, A silent shrine, 2011, Heilige Asche, Himalya Kristalle, Nylonfäden, Metalle, Pigmentpaste, Detailansicht, *A, 
Courtesy: Galerie Mirchandani + Steinrücke, Mumbai, *A

TranSlucenT monoFilamenT FiBreS WHicH are 
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Parul Thacker, A silent shrine, 2011, Heilige Asche, 
Himalya Kristalle, Nylonfäden, 

Metalle, Pigmentpaste, 152.4 x 152.4 cm, 
Courtesy: Galerie Mirchandani + Steinrücke, Mumbai, *A

Welche Themen beschäftigen Sie in ihren arbeiten? und 
warum? 

ich überschreite in meinen arbeiten die grenze zwi-
schen natur und Technologie. ich spiele mit der Vor-
stellung, dass oberläche und Tiefe eine magische 
Spannung zwischen material und Form erzeugen. im 
nebeneinander meiner materialien wird das sicht-
bare und unsichtbare System organischer muster 
und unserer materiellen umwelt erforscht. Sie ver-
körpern die Schönheit der zufälligen Symmetrie von 
natur und Technologie und nehmen Stellung zur fra-
gilen zusammensetzung von gesellschaft und indi-
viduum in unserer alltäglichen lebenswelt. 

Wie hat sich ihre arbeit in den letzten Jahren verändert 
und entwickelt?

mein Schaffen wandelt sich ständig. neben nylonfa-
sern und anderen materialien verwende ich heilige 
asche in meinen arbeiten. Früher hatten viele meiner 

arbeiten eine netzartige Struktur aus transparenten 
nylon-Fasern, heute sind die Fasern so angeordnet, 
dass sie mit den übereinander liegenden Schichten 
aus asche und Kohlepigmenten ein wellenförmiges 
Farbfeld bilden, welches das licht einfängt und da-
mit auf klassische monochrome gemälde anspielt. 
genau wie beim französischen Künstler Yves Klein, 
der seine gemälde einmal als asche seiner Kunst 
beschrieb, sind meine arbeiten zu Stoff gewordene 
sichtbare Spuren der annäherung an das unstofli-
che. 

Welche Bedeutung hat ‹Hand-arbeit›, das Handwerkliche 
für Sie?

Für mich ist das Handwerkliche sehr wichtig, ich 
erschaffe meine arbeiten mit meinen Händen und 
muss mir für jede arbeit sehr viel zeit nehmen. Je-
der aspekt der arbeit ist von mir beeinlusst; durch 
meine Hände bin ich Teil des Prozesses. unsere Hän-
de waren schon immer der Schlüssel zu den erha-
bensten Kreationen, sie übertragen unsere bewuss-
ten und unbewussten gedanken in die materielle 
realität. musiker leben von ihren Händen, genau 
wie Weber, Schmiede und gärtner. Hände sind die 
stille Kraft hinter der Schönheit und ihrer versteck-
ten Seele. Sri aurobindo ghose schreibt in seinem 
epos Savitri: ‹im anblick der materie soll der geist 
erscheinen und die materie soll das antlitz des geis-
tes offenbaren›

Wie gehen Sie damit um, dass das Handwerk traditionell 
weiblich konnotiert ist?

ob maskulin oder feminin, das ist für mich nicht von 
Bedeutung. ich arbeite mit der versteckten Seele 
des materials. es geht nicht um den Stoff oder die 
Fasern, die verwendet werden, sondern um den Vor-
gang durch den die merkmale der Stoffe und Fasern 
verändert werden und mit anderen materialien kom-
biniert und in Kontext gebracht werden. 

in der Schweiz herrscht ein kultureller diskurs über Fäden 
und Stoffe in der Kunst. ist das in indien ähnlich? 

Soweit ich weiss gibt es hier in indien momentan 
keinen solchen diskurs, vielleicht wird es in zu-
kunft einen geben. Textilien sind Teil der indischen  
geschichte und Kultur. Verschiedene Textil–gesell-
schaften führen uralte indische Kunsttechniken wei-
ter. es gibt hier eine lebhafte Kunstszene, aber nur 
wenige Künstler verwenden materialien wie Fäden, 
Stoffe oder Tuch in ihren arbeiten. es ist jedoch un-
übersehbar, dass mehrere galerien begonnen ha-
ben verstärkt Kunstwerke mit Fäden oder Textilien 
auszustellen.  

der Faden an SicH inTereSSierT 

donaTo amSTuTz

der Schweizer Künstler donato amstutz studierte an 
der zürcher Kunstgewerbeschule malerei. 1994 zog 
er nach italien, um dort sein Studium fortzusetzen, 
dann nach Frankreich. Seine Werke sind von seinen 
jeweiligen Wohn- und arbeitsorten inspiriert: rom, 
napoli, marseille und Paris. amstutz kam von der 
malerei zur Stickerei. die Suche nach einem neuen 
ausdrucksmittel verlangte ein neues medium: den 
Faden. der Künstler stickt alle Werke mit der Hand. 
Seine Vorlagen stammen aus alltäglichen gedruck-
ten Publikationen, zeitungen, Bücher und Fotogra-
ien. amstutz kopiert die dort gefunden Bilder, ver-
grössert sie und stickt diese nach. Hierbei geht es 
ihm vor allem um den Prozess und den dialog mit 
der technischen reproduzierbarkeit. dass es sich 
bei den Werken um Stickerei handelt, sieht man 
erst auf den zweiten Blick. die Stiche sind winzig, 
nur kleine unregelmässigkeiten verraten die Hand-
arbeit. der Künstler stickt nicht nur auf Stoff, son-
dern auch auf Kartonagen, Verpackungen oder auf 
seine eigene matratze. mit der Stickerei verleiht er 
alltäglichen Bildern oder gegenständen, die zum 
Wegwerfen gedacht sind, aufmerksamkeit und 
Würde. amstutz arbeitet in Paradoxien. Seine Wer-
ke bewegen sich oft zwischen zwei Polen: Sein und 
Werden, leben und Vergänglichkeit, liebe und Tod, 
agonie und ekstase. die aktuelle künstlerische ar-
beit beschäftigt sich mit dem Begriff der apathie.

geboren 1969 in Stans
lebt und arbeitet in Paris

cradled BY FierY crYSTalS
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micH nicHT. er iST Für micH ein medium

Donato Amstutz, Ex-stase, 2007, 
Stickerei auf Stoff, 29.5 x 32 cm, K*

über den konkreten Faden im Bild. © Tate london

Wie kam der Faden in ihre arbeit?
donato amstutz: ich habe zuerst nach Fotos gemalt. 
irgendwann war ich an einem Punkt angelangt, an 
dem das Bild für mich in der malerei nicht mehr funk-
tionierte. ich hatte das gefühl, ich sei am falschen 
Platz. ich fühlte mich wie ein beliebiger Künstler und 
das wollte ich nicht mehr. als ich die malerei auf-
gab, habe ich mich auf die zeichnung konzentriert 
und versucht, zeichnungen in Fotos zu integrieren. 
1994 zog ich nach italien und in neapel fand ich ein 
Büchlein, das 100 erotische Stellungen in Bildern 
zeigte. daraus entstand meine erste Stickarbeit 
‹Fai da te› (do it yourself). ich habe die abbildungen 
aus dem Buch reproduziert und wollte auf diese die 
‹100 ersten Hilfestellungen›  sticken. ich übernahm 
sozusagen die aufgabe eines lehrers, der etwas in 
einem Heft korrigiert. die Bilder in dem Büchlein wa-
ren schlecht gedruckt und wirkten eher asexuell als 
erotisch. die erste-Hilfe-zeichnungen, die ich dann 
darüber stickte, habe ich alle in einem Handbuch für 
Fahrschüler gefunden. 100 Bilder habe ich nicht ge-
schafft, am ende habe ich zwölf realisiert. 

Sie haben also zuerst in eine zeichnung gestickt?
es war der gleiche Vorgang wie früher, als ich Fo-
tos kopierte indem ich sie nachmalte. nur diesmal 
habe ich die zeichnung mit dem Faden auf einem 
Foto nachgestickt. Bei dieser ersten arbeit hat es 
bei mir ‹Klick› gemacht. ich habe im Sticken plötz-
lich ein universum gesehen. Was mich wirklich an 
dieser Technik interessiert, ist zum einen die zeit, 
denn eine gute arbeit braucht zeit, zum anderen der 
Prozess. ich möchte möglichst wenig Persönliches 
in meine arbeit einbringen. das erreiche ich durch 
die reproduktion und das anschliessende Sticken.

Hatten Sie Vorbilder in der Familie oder in ihrer Künstler-
gemeinschaft? 

ich habe höchstens noch Kenntnisse aus der Schul-
zeit in luzern. dort hatten die mädchen Handarbeit 
und die Jungen Werken. aber einmal im Jahr wurde 
getauscht, so kam ich als Junge auch mal zur Hand-
arbeit. 

Welche art von Faden benützen Sie?
ich verwende den Faden, den ich brauche, je nach 
Thema und Technik. 

Wie setzen Sie den Faden ein?
ich kombiniere verschiedene Techniken miteinan-
der und ich sehe mich selbst auch nicht als Sticker. 
Was mich interessiert, ist die reproduzierbarkeit 
und das Bild im objekt. ich sticke kopierte Bilder 
auf unterlagen oder objekte wie etwa auf Fotos. al-
lerdings sticke ich von einer Schwarz-Weiss-Kopie 
nur die schwarzen Flächen. ich sehe auch nur noch 
das Schwarze. Je dichter man den schwarzen Faden 
stickt, desto weniger sichtbar ist er.  meine arbeiten 
sind keine Tapisserien, es bleibt immer etwas unbe-
stickt. das sieht man am besten bei der arbeit ‹das 
offene Bett› einer bestickten matratze. Hierfür habe 
ich einen monat lang jeden morgen mein Bett mit 
der aufgeschlagenen decke fotograiert. die beiden 
Körper – der meiner Partnerin und meiner - die noch 
kurz zuvor darin lagen, waren noch spürbar, aber 
nicht mehr sichtbar. ich wollte diese abwesenheit 
sichtbar machen. 

Wo inden Sie Vorbilder? 
ich lebe in Bildern und ich konsumiere Bilder. meine 
Themen ergeben sich intuitiv aus meinem Fundus. 
meine Vorlagen kommen aus zeitungsausschnitten, 
Büchern, gedruckten Publikationen oder aus dem 
alltag. digitale Bilder aus dem internet zu nutzen, 
funktioniert für mich nicht. ich müsste die Bilder 
noch weiter bearbeiten und dann sehe ich keinen 
Sinn mehr, diese zu sticken. 

Verwenden Sie ein bestimmtes Kopiergerät?
ich benütze einen gewöhnlichen Kopierer. ich mani-
puliere nichts. die Fotokopien und auch die Sticke-
reien könnte jeder machen.

Welche medien kombinieren Sie mit dem Faden?
der Faden an sich interessiert mich nicht. er ist für 
mich ein medium. 
ich nehme eine Fotograie, mache davon eine Foto-
kopie, bearbeite sie und dann folgt das Sticken. der 
kreative Teil ist eigentlich nur das erstellen der Foto-
kopie. es ist eine art Tausch, denn zunächst gehört 
das Foto jemandem anderen. dadurch, dass ich es 
bearbeite wird es zu meinem objekt. die Stickerei 
ist die gleiche art von reproduktion wie die Fotoko-
pie – ganz banal und wirklich unpersönlich. das inte-
ressante dabei ist einerseits die reproduzierbarkeit 
der Kopie, andererseits die einmaligkeit der Sticke-
rei. der Faden ist für mich eigentlich unwichtig. Was 
mir viel wichtiger ist, ist die zeit, die ich in die arbeit 
investiere.

Donato Amstutz, fatto blanco, o.J., Stickerei auf Stoff, *K
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Donato Amstutz, Vanitas, 2007, Handstickerei auf Stoff, recto / verso, 30 x 35 cm, *A 
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Wie lange arbeiten Sie an einem ihrer Werke?
eine Stunde, einen Tag oder ein Jahr, es kommt auf 
die arbeit an. Kleinformatige arbeiten, etwa die Wer-
ke meiner aktuellen Serie ‹apathia› in denen es um 
das intime, das Häusliche geht, diese sticke ich in 
kurzer zeit auf einem klassischen runden Stickrah-
men. andere arbeiten, wie die matratzen oder die 
Schachteln, sind enorm gross und benötigen mehr 
zeit. Bei den Schachteln habe ich die leinwand zum 
Besticken auf einen Karton geklebt. das sieht zwar 
noch nach Sticken aus, hat aber fast nichts mehr 
damit zu tun. die arbeit ist eher die eines Sattlers. 
ich musste dabei meine Fingerkuppen mit Plastern 
schützen. anfangs habe ich noch in Handarbeits-
geschäften nachgefragt, wie ich auf diese materi-
alien sticken kann, aber niemand konnte mir eine 
antwort geben, weil ich eben nicht das klassische 
Sticken mache. 

Was zeichnet die arbeit mit dem Faden aus? im gegen-
satz zu anderen materialien?

Jede meiner arbeiten zeichnet sich durch exklusivi-
tät aus. ich suche immer wieder eine neue Textur, 
die dazu passt. der Stoff spielt dabei eine zentrale 
rolle. Seit drei Jahren sticke ich Serien mit Frauen 
auf den immer gleichen Stoff. auch bei der Serie 
‹entfesselt› in der ich gefesselte Hände mit Kupfer-
faden gestickt habe, sind der Stoff und die materi-
alität des Fadens extrem wichtig. dasselbe bei den 
Schachteln. anfangs sind sie weiss, aber umso älter, 
desto vergilbter werden sie. normalerweise wirft 
man ein solches Produkt weg. Wer behält schon ge-
brauchte Verpackungen von medikamenten, Katzen-
streu oder rattengift? indem ich diese Packungen 
besticke, verleihe ich den Wegwerfartikeln eine ein-
maligkeit, eine aura und einen Wert, den sie sonst 
nicht haben.

Welche rolle spielt die rückseite ihrer arbeiten? 
Sie bedeutet für mich eine neue Sehform und eine 
neue Perspektive. ich habe glück mit dem medium, 
dass ich auch die rückseite zeigen kann. letzten 
Sommer habe in einer ausstellung das erste mal nur 
die rückseite ausgestellt. diese wurde dann zur Vor-
derseite – und vice versa – das war eine völlig neue 
erfahrung für mich.

Welche Themen beschäftigen Sie in ihren arbeiten? 
ich habe mich längere zeit mit Begriffen wie eksta-
se und agonie beschäftigt, also der ambiguität des 
erotischen mit dem Tod. zunächst waren es die Be-
griffsfelder eros und Thanatos. agonie und ekstase 
sind als zusätzliche ebene hinzugekommen. agonie 
ist für mich ein moment aus sich und aus der zeit he-
raus. das kann man mit der Stickerei gut abbilden. 

Welche Bedeutung hat ‹Hand-arbeit›, das Handwerkliche 
für Sie?

als ich angefangen habe zu malen, war das Hand-
werkliche extrem wichtig. ich gehöre zur generation 
der ‹neuen Wilden›. Wir gingen auf die Kunstgewer-
beschule und hatten noch kein Konzept. Wir muss-
ten das alles erst lernen, wie wenn man ein instru-
ment lernt. dadurch haben wir eigentlich nur von 
etwas abstrahiert, was es schon gab. aber das war 
eine Sackgasse. ich denke, die malerei ist tot! der 
einzige, dessen Werk noch als malerei funktionierte, 
ist, das enfant Terrible, der 1997 verstorbene Künst-
ler martin Kippenberger. meine heutigen arbeiten 
sind inspiriert von meiner zeit in italien. ich kreiere 
etwas mit der Hand. ich bin zwar immer noch auf der 
Suche nach einer Sprache, aber in der ‹Hand-arbeit› 
habe ich etwas gefunden, das mir die malerei nicht 
geben konnte.

Wie gehen Sie damit um, dass Handarbeit traditionell 
weiblich konnotiert ist?

mir gefällt der gedanke weder männlich noch weib-
lich zu sein. Wenn ich arbeite, dann kann ich auch 
ein neutrum sein. die rollen von männern und Frau-
en haben sich verändert. Wenn man künstlerisch ar-
beitet, dann hat das nichts mehr mit weiblich oder 
männlich zu tun.

ST. Können Sie mir gründe nennen, warum der Faden 
in der zeitgenössischen Kunst heute so aktuell und 
beliebt ist?

die Stickerei ist noch nicht ausgeschöpft. Sie hat 
noch etwas Frisches, etwas neues an sich. zwar gibt 
es bereits überall Künstler, die mit dem Faden arbei-
ten, aber noch nicht zu viele. ich habe auch noch vie-
le ideen, was ich mit der Stickerei machen möchte.

 THreadS are PerFecT, 

SariKa BaJaJ

die indische Künstlerin Sarika Bajaj studierte bil-
dende Kunst an der rachna Sansad akademie in 
mumbai. nach ihrem abschluss 2009 entwickelte 
sie ihren eigenen igurativen an die Pop art ange-
lehnten malstil, der in indien einzigartig ist. in ihren 
Frühwerken relektierte die Künstlerin gesellschafts-
politische Themen, wie die steigende gewalt oder 
die zunehmende wirtschaftliche Kluft zwischen den 
armen und reichen ihres landes. im Jahr 2010 ging 
sie dazu über, sich selbst zum Subjekt ihrer Werke 
zu machen. 
Sarika Bajajs gemälde sind selbstreferentiell und 
auf ihre innere Welt bezogen. ihr Selbstportrait ist 
Teil jedes Werkes, ihre motive sind ausdruck ihrer 
gedanken und Fantasie. ihre darstellungen sind 
keine reinen Fantasmen, sondern sind stark von 
ihrer hinduistischen lebensauffassung geprägt. in 
ihren Bildwelten setzt sich die Künstlerin mit ihren 
Sehnsüchten und ängsten sowie dem Thema Tod 
und Wiedergeburt auseinander. Bajaj ist fasziniert 
von dem geheimnis des lebens und den nicht sicht-
baren Kräften, von denen der mensch umgeben ist. 
in ihren Werken kombiniert die Künstlerin die ma-
lerei mit tastbaren materialien. Sie stickt Fäden in 
die leinwand und verbindet diese mit glasperlen, 
Strasssteinen oder glitzerpartikeln. die essenz ihrer 
Werke liegt für sie im Spüren und erkunden des ma-
terials. 

geboren 1976 in ghaziabad
lebt und arbeitet in mumbai

Donato Amstutz, Untitled (Entfesselt), 2005-2007, Handstickerei, 
Kupferfaden auf Stoff, 35 x 25 x 4. 5 cm
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BecauSe You can uSe THem in a VarieTY 

oF FormS, You can glue 

 Sarika Bajaj, Paradisical Beauty, 2011, Acrylfarbe, Stickerei mit Perlen auf Leinwand, 122 x 92 cm, 
Courtesy: Fabian & Claude Walter Galerie, Zürich, *A

Wie kam der Faden in ihre arbeit?
Sarika Bajaj: ich habe einen sehr persönlichen Bezug 
zum Faden, er weckt bei mir erinnerungen an meine 
mutter, die nicht mehr bei mir ist. Sie hat die Kleidung 
für meine Brüder und mich selbst gestrickt. Sie lieb-
te es zu stricken, ich glaube sie tat es bis zuletzt. ich 
habe ihr immer beim nähen und Stricken zugesehen; 
die Fäden fanden ihren Weg ganz natürlich in meine 
arbeit, als ich meine mutter mehr und mehr vermiss-
te. 

Wann haben Sie zum ersten mal Faden verwendet? 
ich habe erst vor kurzem begonnen damit zu arbeiten. 
ich bin ständig von Fäden umgeben, sie haben eine 
lange Tradition in indien. eines Tages ing ich einfach 
an mit Fäden zu arbeiten und nun verwende ich sie 
mehr und mehr. ich fühlte mich aber schon immer 
zu diesen materialien hingezogen, ich mag Perlen, 
Kristalle und diese dinge. als Kind besuchte ich viele 
Handarbeitskurse, ich habe gelernt wie man Stein-
chen befestigt und Fäden verwendet; all das kommt 
jetzt wieder zurück. meine arbeit ist sozusagen nostal-
gisch, sie kommt aus meinen erinnerungen. 

und woher bekommen Sie die Fäden für ihre arbeiten?
ich suche meine Fäden sehr bewusst aus, kaufe sie 
aber nicht an einem bestimmten ort. immer wenn ich 
irgendwo etwas interessantes sehe, kaufe ich es und 
sammle so meine materialien. 

Welche art von Faden benutzen Sie?
ich wähle Faden aus, die zu meiner emotionalen Stim-
mung passen. 
 

Wie setzen Sie den Faden ein?
zurzeit fasziniert mich das Sticken, aber falls für ein 
Projekt eine andere Technik nötig wäre, würde ich die 
Fäden zum Beispiel auch gerne aufkleben. Für meine 
letzten arbeiten habe ich Fäden aufgestickt und Stein-
chen mit Klebstoff befestigt. Fäden sind das perfekte 
material, sie sind vielseitig verwendbar. man kann sie 
aufkleben, anheften oder aufsticken. 

Können Sie ihren arbeitsverlauf beschreiben? 
ich fertige meine gemälde am liebsten zuerst. aber 
es kommt immer darauf an, manchmal kommen die 
Steinchen und Fäden zum einsatz, wenn das gemälde 
erst halb fertig ist. meistens stelle ich meine gemälde 
jedoch fertig und beginne danach Fäden und andere 
materialien einzuarbeiten. 

Was zeichnet die arbeit mit dem Faden aus? im gegen-
satz zu anderen materialien? 

das material ist für mich sehr wichtig. ich fasse es 
gerne an und spüre die Steine und Fäden. ich ver-
wende auch nur solche besonderen materialien. Für 
andere kann ich mich einfach nicht so sehr begeis-
tern. neben Steinchen, Kristallen, Perlen und Fäden 
mag ich auch Blätter sehr gerne. ich presse sie und 
verwende sie für meine arbeiten. ich habe einen 
sehr persönlichen Bezug zu meinen materialien. 

Welche anderen materialen verwenden Sie für ihre arbei-
ten?

meine arbeit setzt sich aus verschiedenen medien 
zusammen. um meinen unverwechselbaren Stil zu 
erschaffen verwende ich alle materialien von denen 
ich glaube, dass sie mir dabei helfen meine ideen 
zu verwirklichen. meine arbeiten bekommen im 
künstlerischen Prozess oft eine gewisse metallische 
Qualität. 

Warum verwenden Sie diese materialien, und wie setzen 
Sie sie ein? 

Heutzutage steht uns Künstlern eine sehr grosse 
auswahl an materialien zur Verfügung. ich wähle 
meist solche, die zu meiner emotionalen Stimmung 
passen und von denen ich das gefühl habe, dass 
sie gut auf der leinwand wirken. in meinen arbei-
ten verwende ich viel Farbe und mische malerei mit 
Fäden, ich inde diese Kombination sehr einzigartig. 
Wie ich schon gesagt habe, male ich meist zuerst. 
ich male erst viele Schichten Farbe auf und trage 
dann einiges wieder ab um eine gewisse oberlä-
chenstruktur zu erreichen, wie man sie von einem 
alten mauerwerk kennt. in der zukunft möchte ich 

Sarika Bajaj, The Great Happiness, 2011, Acrylfarbe, 
Glitzerpartikel, Stickerei mit Perlen auf Leinwand, 122 x 110 cm, 

Courtesy: Fabian & Claude Walter Galerie, Zürich, *A
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Sarika Bajaj, The Entrapment, 2010, Acrylfarbe, Dekosteine, gesticker Faden auf Leinwand, 122 x 152 cm,*A
Sarika Bajaj, Like Ethereal Destination, 2011, Acrylfarbe, gepresse Blätter, Faden und Perlen gestickt auf Leinwand, 

152 x 152 cm, Courtesy: Fabian & Claude Walter Galerie, Zürich, *K  

THem, STicK THem and STiTcH THem
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eine noch grössere Vielfalt an materialien in meine 
gemälde integrieren. 

Welche Themen beschäftigen Sie in ihren arbeiten? gibt 
es ein Hauptthema? 

ich glaube daran, dass das universum von unsicht-
baren Kräften gelenkt wird; die geheimnisse und 
rätsel des lebens sind direkt oder indirekt immer 
Thema meiner arbeiten. der Betrachter kann in mei-
ne Werke hineinlesen was er möchte, aber ich be-
schäftige mich gerne mit Philosophie, lese Bücher 
über Wiedergeburt oder das leben nach dem Tod. 
ich würde nicht sagen, dass meine arbeiten nur um 
das leben und den Tod kreisen, aber sie haben alle 
mit der ewigen Freiheit zu tun. ich bin mir sicher, 
dass wir alle irgendwann über die ewige Freiheit 
nachdenken und sogar an ihre existenz glauben. die 
idee des ewigen glücks inspiriert meine arbeiten, 
ebenso die Frage, ob es nun existiert oder nicht; wir 
alle stehen irgendwo dazwischen. 

Könnten Sie kurz beschreiben wie sich ihre arbeit bis 
heute verändert und entwickelt hat?  

meine arbeiten sind bis heute sehr persönlich. damit 
meine ich, dass ich immer Teil meiner arbeit bin. die 
Frauenigur darin bin immer ich selbst. ich geniesse 
den Prozess der Werkentstehung sehr, ich bin jeden 
Tag daran beteiligt und will es auch so. Heute mache 
ich mich selbst zu einem Teil aller meiner arbeiten, 
aber vielleicht höre ich morgen damit auf. ich folge 
einfach meinem Herzen, das ist alles. 

gab es Fäden in ihrer letzten arbeit? 
im meinem neuesten gemälde sieht man ein gros-
ses netz, ich stehe dazwischen und deute in die mit-
te. ich habe es ‹universal essence› genannt, damit 
meine ich, dass die illusion dieser Welt aufgebro-
chen wird. Wir nennen das in Hindi ‹maya›, was illu-
sion bedeutet. ich versuche also die illusion dieser 
Welt zu zerbrechen, ich möchte diese riesige Blase 
zum Platzen bringen. die Taube ist eine metapher, 
sie kann sowohl Frieden als auch Freiheit symboli-
sieren, diese beiden Konzepte hängen aber gleich-
zeitig zusammen. 

Welche rolle spielt die rückseite in ihren arbeiten?
die oberläche meiner arbeiten spielt eine grosse 
rolle für mich. es stimmt, schaut man sich die rück-
seite meiner Werke an, sieht man die Stiche und es 
sieht genauso gut aus wie von vorne. es ist wie eine 
eigenständige arbeit, aber das passiert nicht mit ab-
sicht. 

Wie gehen Sie damit um, dass Handarbeit traditionell 
weiblich konnotiert ist?

Bei meiner arbeit auf der leinwand unterscheide 
ich nicht zwischen weiblich und männlich, die Frage 
nach dem geschlecht stellt sich nicht.

Wie würden Sie ihre arbeit in diesem zusammenhang 
beschreiben? 

ich lebe meine meinungsfreiheit aus, egal was ich 
mache. es ist immer sehr persönlich.

in der Schweiz herrscht ein dauernder kultureller diskurs 
über Fäden und Stoffe in der Kunst. Wissen Sie ob das in 
indien ähnlich ist? 

Bei meinen Besuchen auf internationalen Kunst-
messen, die sich immer grösserer Beliebtheit erfreu-
en, traf ich viele Künstler, die vermehrt mit diesen 
materialien arbeiten und damit ein neues Bewusst-
sein schaffen. ob sich daraus jedoch ein diskurs wie 
in der Schweiz entwickeln wird, kann man derzeit 
noch nicht sagen.

Haben Sie eine Verbindung zur Schweiz?
ich habe eine sehr spezielle Verbindung zur Schweiz, 
da ich meine erste ausstellung in zürich mit der 
Schweizer galerie Fabian und claude Walter hatte. 
die zusammenarbeit war mir wichtig und zeigt, dass 
sich eine bedeutsame Beziehung entwickelt hat. 

5

STiTcHing iS noT liKe oTHer TecHniQueS. 

ranJiTH raman

der indische Künstler ranjith raman erhielt seinen 
Bachelor of Fine arts am college of Fine arts, Tri-
vandrum. Seinen master of Fine arts schloss er an 
der Sarojini naidu School of art der universität in 
Hyderabad ab. raman widmete sich zunächst der 
malerei. nach seinem Bachelorstudium arbeitete 
der Künstler als designer am Kanoria centre of arts 
in ahmedabad, wo er seine Passion für die nadelar-
beit entdeckte. anfangs kombinierte er die Sticke-
rei noch mit feinen Farbstrichen aus acryl, später 
verschwand die malerei aus seinen Werken. Heute 
arbeitet der Künstler ausschliesslich mit nadel, Fa-
den und Stoff. Sein künstlerisches Œuvre spiegelt 
den zeitgenössischen umgang mit einer alten Tra-
dition seines landes wider: der Fadenkunst. Seine 
abstrakten Werke wirken wie mit der nadel gemalt. 
die motive erinnern an die Farb- und Formkombi-
nationen des Künstlers Paul Klee. Klees bekanntes 
zitat lässt sich auf ramans Kunst übertragen: Sei-
ne Werke geben nicht das Sichtbare wieder, son-
dern machen sichtbar. Thematisch sind die Werke 
von der zen und  Sui Philosophie beeinlusst. Sie 
vermitteln etwas mystisches und ruhiges. der sich 
immer wiederholende Prozess des Stickens, in dem 
der Künstler Stich für Stich den Faden setzt, um zum 
inalen Werk zu kommen, kommt einer meditation 
gleich. es ist der Versuch, hinter die sichtbare reale 
Welt zu blicken und diese mit dem glauben an ein 
mystisches universum zu verbinden.

geboren 1971 in Kochin
lebt und arbeitet in neu - delhi

Sarika Bajaj, Universal Essence, 2011, Acrylfarbe, 
Dekosteine, Faden und Perlen gestickt auf Leinwand, 152 x 122 cm, 

Courtesy: Fabian & Claude Walter Galerie, Zürich, *A
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THe ProceSS iS comPleTelY diFFerenT From PainTing. 

Ranjith Raman, Temple, 2012, 
Handstickerei auf dreilagigen Stoff, 51.5 x 43 cm, 

Courtesy: Galerie Mirchandani + Steinrücke, Mumbai, *A 
Ranjith Raman, Untitled, 2010, Handstickerei und Spiegel auf Stoff, 102 x 117 cm,  

Courtesy: Galerie Mirchandani + Steinrücke, Mumbai, *A

Wie kam der Faden in ihre arbeit?
ranjith raman: die arbeit mit Stoffen und Fäden 
war bei mir eine ganz natürliche Weiterentwicklung 
meiner persönlichen Philosophie. Jeder Stich ist 
durchdacht, für mich ist es eine Form der medita-
tion. 

Hatten Sie Vorbilder in der Familie oder in ihrer Künstler-
gemeinschaft?

das material fasziniert mich schon seit meiner Kind-
heit; ich habe mir Stoffe angesehen und ihre echt-
heit und authentizität bewundert. meine Schwester 
hat in ihrer Freizeit Stickereien angefertigt, ich war 
von ihrer arbeit begeistert und habe ihr dabei zuge-
sehen. ich kann mich immer noch an die Bilder erin-
nern, die sie gestickt hat. 

Wie kamen Sie auf die idee Fäden und Textilien in ihren 
arbeiten zu verwenden?

nach meinem Studium bin ich nach ahmedabad in 
gujarat gezogen. die lebhafte Textilkultur, die Stick-
arbeiten und Kunstgewerbe der Stadt haben mich 
dort sehr inspiriert. in dieser zeit habe ich als desi-
gner für eine exportirma gearbeitet, die auf Sticke-
reien spezialisiert war, ich hatte also die möglichkeit 
mit Stickerinnen und Kunsthandwerkern zusam-
menzuarbeiten. ich lernte die grundlegenden Tech-
niken und verschiedene Stick-Verfahren von ihnen. 
ich erkannte die Schönheit jedes einzelnen nadel-
stichs. Später unterrichtete ich in chennai zeichnen 
und Skizzieren für anfänger am niFT (national insti-
tute of Fashion Technology). allmählich fanden dann 
nadel und Faden ihren Weg in meine arbeit, ich mal-
te kleinformatige Bilder und begann das eine oder 
andere motiv aufzusticken; es war ein langsamer 
Prozess. Seit ich meinen mFa an der university of 
Hyderabad 2004 abgeschlossen habe, beschäftige 
ich mich ernsthaft mit diesem medium.

Welche art von Faden benützen Sie?
ich verwende hauptsächlich Baumwoll- und Silikon-
fäden. 

Wie setzen Sie den Faden ein?
ich sticke ihn auf.

Haben Sie eine nadel immer dabei? 
nein, ich sticke nicht in der öffentlichkeit, nur in 
meinem atelier. 

Was zeichnet die arbeit mit dem Faden aus? im gegen-
satz zu anderen materialien? 

Für mich ist der arbeitsvorgang sehr wichtig, das 
Sticken ist wie ein gebet. im Sticken gelangt meine 
Seele in eine höhere Sphäre. ich las früher in der 
Sui-Philosophie, oder in Kabirs Hymnen und diese 
Texte sind mein Fundament. 
das Sticken ist nicht mit anderen Techniken oder 
materialien vergleichbar, es ist etwas völlig anderes 
als die malerei. es ist viel langwieriger, wie eine er-
lebnisreiche reise, auf der sich vieles ereignet. ich 
arbeite in vielen Schichten die ich wieder aulöse 
und neu aufsticke, es passieren viele unfälle. 

Welche art von unfällen? 
ich meine damit, dass sich Knoten beim Sticken bil-
den. meine nadelstiche sind nicht sehr iligran und 
es entstehen immer viele Knötchen, die ich dann so 
belasse. ich bemühe mich nicht alles zu trimmen, 
oder die oberläche besonders gleichmässig zu ge-
stalten. diese unregelmässigkeiten inde ich sehr 
interessant. 
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Ranjith Raman, My place I & II, Diptychon, Patchwork und Handstickerei auf Leinenstoff, 169 x 267 cm, 
Courtesy: Galerie Mirchandani + Steinrücke, Mumbai, *A

iT iS mucH longer. iT iS liKe a JourneY and 
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Ranjith Raman, Untitled, Patchwork und Handstickerei 
auf Baumwollstoff, 169 x 134 cm, 

Courtesy: Galerie Mirchandani + Steinrücke, Mumbai, *K

Welche anderen medien verwenden Sie für ihre arbeit?
momentan sticke ich hauptsächlich auf Tuch, aber 
ich arbeite eigentlich lieber mit canvas-Stoffen oder 
leinen. ich möchte wirklich mehr mit leinen arbei-
ten und es besticken. 

Welche Themen beschäftigen Sie in ihren arbeiten? gibt 
es ein Hauptthema? 

ich bin sehr spirituell und meine Themen sind mit 
mir verbunden; die dinge mit denen ich mich be-
schäftige sind also auch sehr spirituell. ich möchte 
vor allem meine Verbindung zur natur ausdrücken. 
in meinen arbeiten sieht man den Himmel, Bäume 
und andere natürliche dinge. die landschaften, die 
ich erschaffe, entstammen meiner Heimat Kerala, 
aber in wende mich in meinen arbeiten nicht nur 
der natur, sondern auch klaustrophobischen Bau-
ten und mauern zu. es erscheint alles sehr abstrakt, 

aber das stimmt nicht, es ist nur halb abstrakt. es 
ist eine topograische landschaftsansicht auf der 
viele gebäude zu sehen sind, alles ist verknüpft. 
man spürt diese Verknüpfung, wenn man durch die 
Sperrgebiete neu-delhis läuft, die Häuser sind alle 
miteinander verbunden. 

Was bedeuten die Figuren in den Häusern inmitten ihrer 
arbeiten? 

das Haus symbolisiert unser innerstes, unsere ver-
borgene Seele. ein mensch säubert diesen innen-
raum, ein anderer plegt den Fussboden und dane-
ben sieht man eine Spiegelung des gleichen Hauses. 
die Bewegungen des menschen sind wie ein Tanz. 

Könnten Sie kurz beschreiben wie sich ihre arbeit in den 
letzten Jahren verändert und entwickelt hat? 

Früher habe ich hauptsächlich gemalt und sehr we-
nig gestickt. als ich dann zu nadel und Faden wech-
selte, verschwand die malerei langsam völlig aus 
meiner arbeit; jetzt male ich gar nicht mehr, das Sti-
cken ist zu meinem wichtigsten medium geworden.   

Welche rolle spielt die rückseite ihrer arbeiten?
die rückseite ist sehr wichtig. der Stich den ich ver-
wende, heisst tatsächlich auch rückstich. auf der 
einen Seite sieht er wie ein Steppstich aus, auf der 
anderen wie ein Plattstich. ich verwende also beide 
Seiten, manchmal arbeite ich auf der Vorder- und 
manchmal auf der rückseite, und manchmal benut-
ze ich die rückseite als Vorderseite. 

Welche Bedeutung hat ‹Hand-arbeit›, das Handwerkliche 
für Sie?

ich mag keine maschinen und sticke immer mit der 
Hand. das Sticken mit der Hand ist ganz anders als 
mit Stickmaschinen. es ist viel künstlerischer. die 
Bilder erinnern an malereien. Stickereien, die mit  
der maschine gemacht wurden sind viel feiner und 
technischer als handgestickte. Wenn ich mit der 
Hand sticke, kann ich verschiedene Stiche kombi-
nieren, sogar wenn ich nur einen Stich setze. mit 
einem einzigen rückstich kann ich meiner arbeit 
verschiedene dimensionen verleihen. 

Wie gehen Sie damit um, dass Handarbeit traditionell 
weiblich konnotiert ist?

ich wurde schon gefragt, ob die arbeit mit nadel 
und Faden nicht zu feminin für einen mann sei, ich 
inde das aber nicht. man kann die Kunst nicht in 
geschlechterkategorien pressen. 

in der Schweiz herrscht ein dauernder kultureller diskurs 
über Fäden und Stoffe in der Kunst. Wissen Sie, ob das in 
indien ähnlich ist? 

das Sticken ist hier als moderne Tätigkeit nichts 
ungewöhnliches. ich kenne leider nur eine Handvoll 
Künstler, die diese Technik anwenden. es ist noch 
nicht zu einem Trend geworden.

die roTen Fäden Kommen Bei unS immer zum ScHluSS. 

aleXandre und JoHn gailla

die Schweizer zwillingsbrüder alexandre und John 
gailla arbeiten seit 2005 als Künstlerduo zusam-
men. Vorher waren sie einzeln in der Schweiz und 
amerika tätig. Von 1998 bis 2000 lebte John gailla 
in new York, wo er unter anderem Fotograie studier-
te. obwohl sich beide Künstler schon immer inten-
siv mit zeitgenössischer Kunst auseinandergesetzt 
haben, bezeichnen sie sich als autodidakten. nach 
drei Jahren intensiver recherche richteten sie ihr 
interesse auf dreidimensionale Bilder und Skulp-
turen. daraus entwickelten Sie ihre gemeinsame 
Kunstrichtung: die Fadenskulptur. rote hauchdünne 
nylonfäden spannen sich über feine drahtgelechte 
und bringen diese zum Verschwinden. diese Kombi-
nation verleiht den Skulpturen eine lebendige orga-
nische Struktur. Beide Künstler sind fasziniert von 
der anatomie. im zentrum ihres Schaffens steht die 
menschliche Figur oder auch das Tier. die Strukturen 
ihrer Skulpturen erinnern an das innere des mensch-
lichen Körpers, an das dichte und feine netz aus 
Blutgefässen. Trotz der assoziation mit Blut haftet 
den Werken nichts Bedrohliches an. im gegenteil: 
der einsatz des hauchdünnen Fadens, der oftmals in 
langen Bahnen an den Plastiken herabhängt, lässt 
die Werke leicht und schwebend, manchmal auch 
verwundbar erscheinen. 

geboren 1974 in Vevey
leben und arbeiten in Berlin

manY THingS are HaPPening in THe middle 
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Sie Sind nicHT geSTicKT, Sie Sind geKleBT 

Alexandre & John Gailla, L'homme accroupi, 2010, 
Nylonfaden und Draht, 160 x 120 x 90 cm, 

Courtesy: Hania Bailly Contemporary, Genf / Dexter Gallery, Paris, *K, 
Foto: ©Seb Kohler

Alexandre & John Gailla, The heart, 2010, Nylonfaden und Draht, 140 x 90 x 65 cm,  
Courtesy: Hania Bailly Contemporary, Genf / Dexter Gallery, Paris, *A

Wie kam der Faden in ihre arbeit? 
John gailla (gS): Wir arbeiten seit fünf Jahren mit 
Fäden. Sie sind zufällig in unsere arbeit gekom-
men. Wir haben zuerst Skulpturen aus metalldraht 
gemacht, aber das war uns irgendwann nicht mehr 
genug. Wir wollten dreidimensionaler werden, eine 
weitere Struktur und mehr Kontrast in unsere Skulp-
turen und installationen bringen. 

alexandre gailla (aS): die Skulpturen aus draht wa-
ren irgendwie leer, daher haben wir begonnen mit 
dem Faden zu arbeiten. er war das material, das wir 
gebraucht haben.

Seit wann arbeiten Sie zusammen?
Jg: im Team arbeiten wir seit sechs oder sieben Jah-
ren, seit wir in Berlin leben. davor haben wir bereits 
in der Schweiz zusammenzuarbeitet, aber nicht in 
Vollzeit. 

ag: die ersten drei Jahre haben wir viel recherchiert 
und viel ausprobiert. Später haben wir uns dann mit 
dreidimensionalen Skulpturen und Bildern beschäf-
tigt. 

Hatten Sie Vorbilder in der Familie oder in ihrer Künstler-
gemeinschaft? 

Jg: Weder noch. Wir wissen, dass viele Künstler mit 
Fäden arbeiten, aber deswegen sind wir nicht auf 
den Faden gekommen. Wir waren auf der Suche 
nach einem material, das sehr dünn und stabil ist 
und mit dem man unkompliziert arbeiten kann.

Welche art von Faden verwenden Sie?
ag & Jg: Wir verwenden nur ganz feine und dünne 
nylonfäden.

ihre Fäden sind immer rot, warum? 
ag & Jg: Wir haben auch andere Farben probiert, 
aber die Wirkung hat uns nicht gefallen. rot ist eine 
starke Farbe, sie vermittelt gefühl. da unsere Skulp-
turen häuig auch menschliche Figuren darstellen, 
passt diese Farbe am besten. mit dem rot gehen wir 
sozusagen ‹unter die Haut›.

Wie setzen Sie den Faden ein?
Jg: Wir möchten nicht zu viel verraten, unsere Tech-
nik soll ein rätsel bleiben. es ist aber kein geheim-
nis, dass wir von der zweidimensionalen ebene 
ausgehend in die dreidimensionale ebene arbeiten. 
zuerst suchen wir ein Thema und diskutieren dar-
über. Wenn wir uns einig sind, dann realisieren wir 
es. das erste medium, das wir verwenden, ist die Fo-
tograie, dann die zeichnung. einer von uns macht 
das Foto und dann zeichnen wir die verschiedenen 
Positionen. 

ag: Wir sehen an den zeichnungen, ob die idee funk-
tioniert.

Jg: am ende realisieren wir dann die installation 
oder Skulptur mit draht. die roten Fäden werden 
immer zum Schluss angebracht. Sie sind allerdings 
nicht gestickt, sie sind geklebt. 

Was zeichnet die arbeit mit dem Faden aus? im gegen-
satz zu anderen materialien?

ag & Jg: der Faden gibt unseren arbeiten mehr Sinn, 
mehr inhalt und mehr realen Kontrast. mit dem Fa-
den zu arbeiten braucht seine zeit. manchmal hat 
die arbeit auch etwas meditatives. aber wenn ein 
Werk zwei bis drei monate dauert, dann ist es ein 
Kampf. aber das nehmen wir in Kauf.
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Alexandre & John Gailla, The Dead Christ, 2009, Nylonfaden und Draht, 178 x 55 x 130 cm,  
Courtesy: Hania Bailly Contemporary, Genf / Dexter Gallery, Paris, *K

Alexandre & John Gailla, La Lutte No 1, 2011, Nylonfaden und Draht, 200 x 130 x 100 cm, 
Courtesy: Hania Bailly Contemporary, Genf / Dexter Gallery, Paris, *K
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Welche medien kombinieren Sie mit dem Faden? und 
warum?

ag: Fotograie, zeichnung, Pappmaché, draht und 
Klebstoff. die Fotograie ist ein sehr wichtiges me-
dium für unsere arbeit. nicht nur für die Skulpturen, 
auch für unsere Bilder. Wir arbeiten in drei Prozes-
sen, dann erst können wir den draht einsetzen und 
schliesslich die Fäden.

Wie viel material benötigen Sie für eine Skulptur?
Jg: Wir haben das berechnet. Für eine Skulptur in 
der grösse eines menschen, brauchen wir ungefähr 
drei Kilometer draht und vier bis fünf Kilometer Fa-
den.

Welche Themen beschäftigen Sie in ihren Werken?
ag: unser Hauptthema war schon immer die 
menschliche Figur. dazu gehören für uns auch die 
zellen, das Herz oder das Blut. Wir beschäftigen uns 
auch mit der natur, wie man am Beispiel der Hirsch-
Skulptur sehen kann. Für uns gibt es keinen so gros-
sen unterschied zwischen mensch und Tier, beide 
bestehen aus Fleisch und Blut.

Welche Bedeutung hat die ‹Hand-arbeit›, das Handwerkli-
che für Sie?

Jg: Für uns ist das ein zentrales Thema. Für eine 
Skulptur wie die ‹Kreuzigung› benötigen wir drei bis 
vier monate zeit. Wir arbeiten zusammen und es ist 
uns wichtig, dass wir alles selbst machen. Für einen 
Konzeptkünstler ist es vielleicht in ordnung, wenn er 
‹nur› mit dem Kopf arbeitet und nichts selbst aus-
führt – nicht für uns.

ag: Bei uns liegt die Verteilung zwischen Kopf- und 
Handarbeit jeweils bei 50 Prozent. 

Wie gehen Sie damit um, dass Handarbeit traditionell 
weiblich konnotiert ist?

Jg: Wir sind bis jetzt nicht damit konfrontiert wor-
den. 

ag: ich habe bisher noch nie darüber nachgedacht.

Jg: es stimmt schon, dass viele menschen glauben, 
dass nur Frauen mit dem Faden arbeiten, aber für 
uns spielt das keine rolle. Heute gibt es auch män-
ner, die Fäden benutzen.

Warum ist der Faden in der zeitgenössischen Kunst heute 
so aktuell und beliebt?

Jg:  der Faden ist nicht neu in der Kunstwelt. louise 
Bourgeois und andere haben schon damit gearbei-
tet. ich denke aber, dass Künstler – wie auch wir – 
nach neuen materialien für ihre Werke suchen. und 
der Faden bietet sich an.

ag: in asien gibt es viel mehr Künstler, die mit dem 
Faden arbeiten, als in europa. Wegen unserer Werke 
hält man uns oft für asiatische Künstler.

Haben Sie eine Beziehung zu indien?
Jg: nein, leider nicht. eher zu china. unsere Werke 
sind bei chinesen sehr beliebt.

i HaVe a long relaTionSHiP 

SmriTi diXiT

geboren 1971 in Bhopal
lebt und arbeitet in mumbai

die indische Künstlerin Smriti dixit studierte zuerst 
klassischen gesang, bevor sie 1993 zur bilden-
den Kunst wechselte. 1994 schloss sie mit dem  
Bachelor of Fine arts an der maharaja Sayajirao uni-
versität in Baroda ab. in ihren abstrakten Werken 
verwendet sie alle arten von textilen materialien. Fä-
den, Fasern und Stoffe inden sich nebeneinander, 
dies geschieht in genähter, gestickter oder geknüpf-
ter Form oder in Kombination aller Techniken. ihr 
Wissen um das traditionelle Handwerk des nähens, 
das noch heute von indischen Frauen angewandt 
wird, erweitert die Künstlerin kontinuierlich und 
überträgt es in zeitgenössische Kunstwerke. dixit ex-
perimentiert mit Texturen, mustern und Farben. die 
natürlichen materialien verbindet sie oft zusätzlich 
mit Textilien aus der Konsumwelt, denen man selten 
Beachtung schenkt, z.B. Plastikaufhänger von Preis-
schildern oder Wäscheetiketten. Bei dixit stehen 
textile gemälde und objekte gleichbedeutend ne-
beneinander. über die Jahre hat die Künstlerin eine 
eigene Sprache entwickelt, die signiikant für ihre 
Themen ist. ihre Werke thematisieren Fragen wie 
Wiedergeburt, Wiederverwertung und erneuerung. 
der Prozess des eigenen Schaffens und Schöpfens, 
die arbeit des nähens, Stickens oder drapierens des 
textilen materials, gilt als das zentrale element ihrer 
Kunst. 

Alexandre & John Gailla, Blood Cells, 2008, 
Nylonfaden und Draht, Installation, 

Grösse variable, Courtesy: Hania Bailly Contemporary, 
Genf / Dexter Gallery, Paris, *A
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WiTH mY maTerialS. i HaVe TeXTileS and THreadS 

Wann haben Sie zum ersten mal Faden benützt?
Smriti dixit: das war im Jahr 1995, als ich aning mit 
Faden auf der leinwand zu arbeiten. 

Wie kamen Sie auf die idee Fäden und Textilien in ihren 
arbeiten zu verwenden?

die malerei inde ich zu eindimensional. das malen 
befriedigt mich nicht, ich möchte sehen und fühlen 
was ich mache. mit Hilfe von Fäden oder auch durch 
das Sticken kann ich zwei dinge zusammenführen, 
sie zu einer einheit verbinden. 
Hatten Sie Vorbilder in der Familie oder in ihrer 
Künstlergemeinschaft?
meine mutter und meine älteren Schwestern haben 
gestickt und ich war von der Technik fasziniert, also 
habe ich begonnen für meine Puppen Kleider zu be-
sticken. 

Welche art von Faden benützen Sie? 
ich verwende alle möglichen Fäden, die es auf den 
märkten hier in indien zu kaufen gibt. 

Wie setzen Sie den Faden ein? 
ich arbeite mit nähmaschine und nadel, manchmal 
auch mit beidem gleichzeitig. Früher habe ich auch 
einen speziellen Stoffkleber benutzt um die Fäden 
anzubringen. 

Was zeichnet die arbeit mit dem Faden im gegensatz zu 
anderen materialien aus? 

ich habe schon seit langer zeit eine enge Bindung zu 
meinen materialien, vielleicht sogar schon seit mei-
ner geburt. ich bin ständig von Stoffen und garnen 
umgeben, sie sind auf meinem Körper, in meiner Kü-
che und auch in meinem Badezimmer. 

Welche anderen medien verwenden Sie für ihre arbeiten?
ausser Fäden verwende ich viele andere materialien 
wie Knöpfe, Kunststoffe, Wolle, Stoffe, Kleber; alles 
was ich auf dem markt inde. 

Warum verwenden Sie diese materialien, und wie setzen 
Sie sie ein? 

diese materialien bieten viele gestaltungsmöglich-
keiten, ich kann sie aufnähen, falten, aufkleben 
oder einfärben. ich verwende sie auf sehr verschie-
dene art und Weise, durchsichtig oder undurch-
sichtig, dick oder dünn, grob oder sanft und in ganz 
verschiedenen Texturen. Für mich sind Fäden etwas 
echtes; ich kann sie sehen und anfassen.  

Welche Themen beschäftigen Sie in ihren arbeiten? gibt 
es ein Hauptthema? 

meine arbeit wird von Spannung und druck domi-
niert und von den möglichkeiten, die die materialien 
mir bieten. meine Themen ergeben sich für gewöhn-
lich während der arbeit, mein interesse gilt jedoch 
hauptsächlich den materialien und nicht der Thema-
tik. 

Wie hat sich ihre arbeit in den letzten Jahren verändert 
und entwickelt?

als ich studierte, habe ich meine materialien aus-
schliesslich in einem laden für Künstlerbedarf ge-
kauft, heute inde ich meine Sachen in allen mögli-
chen geschäften. ich wechsle ständig die garne. der 
bedeutendste Wandel der letzten Jahre ist wohl die 
Weiterentwicklung meiner arbeit von der malerei zur 
Skulptur. in Skulpturen verarbeite ich nun alle mögli-
chen Stoffe, garne, Fäden und Textilien. Smriti Dixit, Untitled, 2012, Mixed Media, 122 x 61 cmSmriti Dixit, Untitled, 2012, Mixed Media, 61 x 46 cm
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alWaYS around me, on mY 

Smriti Dixit, Krishna Krishna, 2007-08, Mixed Media auf Stoff und Leinwand, 168 x 84 cm, *K Smriti Dixit, Krishna Krishna, 2007-08, Mixed Media auf Stoff und Leinwand, 168 x 84 cm, *K



Sh
ift

in
g 

Th
re

ad
s 

  7
6

Sh
ift

in
g 

Th
re

ad
s 

  7
7

BodY, in mY KiTcHen, alSo in mY BaTHroom

Welche rolle spielt die rückseite in ihren arbeiten?
Sie spielt auf jeden Fall eine rolle. es passiert sehr 
oft, dass die rückseite zur Vorderseite wird und 
umgekehrt. meine arbeiten sind mit der natur ver-
gleichbar; eine Blume hat weder eine Vorder- noch 
eine rückseite. 

Welche Bedeutung hat die ‹Hand-arbeit› , das Handwerkli-
che für Sie?

meine Hände spielen für mich eine sehr wichtige 
rolle, vor allem da ich mit ihnen Fehler begangen 
habe. es sind vor allem diese Fehler, die mir dabei 
helfen meine arbeit fortzusetzen. 

Wie gehen Sie damit um, dass Handarbeit traditionell 
weiblich konnotiert ist?

ich möchte gerne meine antwort in Form dieses 
selbst verfassten gedichts geben:

alles muss ich nähen, verbinden;
die Kuh mit gras,
den Hungrigen mit nahrung,
und Smriti mit glück
Stoff, gewebt aus Faden...
zerfetze ihn,
nur um ihn mit Faden
wieder zu vernähen.
So ist es vollkommen,
genau wie
der Hungrige und die nahrung,
die Kuh und das gras
Smriti und das glück
Smriti ist geschaffen
aus einem Flickwerk von Stoffen.
ich habe es zerrissen,
Heute wieder ein Stück,
und ich sammle alle Teile
und verbinde sie.
meine mutter lehrte mich
alles zu verbinden, zu vernähen.
erschaffe etwas, 
das deiner Wert ist.
Kinder mit ihren müttern
müttern mit Vätern und wieder
der Vater mit dem Kind.
die Kuh mit dem gras,
das gras mit dem Hunger 
und wieder der Hunger mit dem gras. 

Wie würden Sie ihre arbeit in diesem zusammenhang 
beschreiben? 

ich erzwinge nichts und glaube nicht an das Konzept 
des geschlechtes, es indet irgendwie unbewusst 
den Weg in meine arbeit. Vieles an meinen arbei-
ten ist weiblich und hat bestimmte weibliche ei-
genschaften. ich denke jedoch nie über geschlecht 
nach, ich habe meine Kunst nie als weibliche Kunst 
angesehen oder das Sticken als eine typisch weib-
liche Tätigkeit. es passiert von ganz alleine, da ich 
eine Frau bin. ich mag alle materialien.

Warum erleben das Textile und der Faden in indien und 
anderen ländern einen aufschwung? 

Fäden sind sehr beliebt, weil sie so einfach zu be-
kommen sind und dem Künstler enorm viele mög-
lichkeiten und grosse Freiheiten bieten –  mehr als 
die malerei oder andere medien. die menschen ha-
ben vor Jahrhunderten mit dem Sticken begonnen, 
das material mit all seinen möglichkeiten ist ein Teil 
von uns und unserer Kultur. 

in der Schweiz herrscht ein dauernder kultureller diskurs 
über Fäden und Stoffe in der Kunst. Wissen Sie, ob das in 
indien ähnlich ist? 

Hier in indien wird gerade nicht darüber geredet. ich 
gehöre zu einer gruppe von Künstlern, die nicht an 
die traditionelle Kunst mit Staffelei und leinwand 
glauben. Für uns sind alle materialien Kunst-materi-
alien. um mich selbst auszudrücken, kann ich heute 
alle möglichen materialien verwenden. Smriti Dixit, Flower, 2011, Mixed Media, 61 x 61 x 15 cm

*K = im Katalog
*A = in der Ausstellung
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FadendreHungen: der Wandel in der     VerWendung Von Faden in der zeiTgenöSSiScHen KunST indienS und der ScHWeiz  



25 Jahre Fabian & Claude Walter Galerie

www.fabian-claude-walter.com

twenty
     ive1986–2011



	 History
 2011 Zürich (g27)
•	 Twenty-Five,	25	Jahre	Fabian	&	Claude	Walter	Galerie	
•	 Andy	Denzler	–	Interiors,	Monograie,	Verlag	Hatje-Cantz

 2010 Zürich (g27)
•	 Featuring	S(outh)	E(ast)	A(sia)	–	g27,	
	 Hideki	Iinuma	&	Viveek	Sharma	(Katalog)
•	 Richard	Serra	–	Large	Scale	Etchings	1981–1990
•	 The	Big	World,	A.	Denzler,	
	 A.	Helbling,	L.	Peer,	Tan	Wei	K.,	V.	Sharma

 2009 Umzug in Galerie g27	
•	 The	Best	of	Stash	–	g27,	Sonja	Braas
•	 The	Best	of	Photography	–	g27,	
	 S.	Braas,	B.	Burkhard,		P.	Hebeisen,	C.	Vogt.
•	 The	Beautiful	Painting	Show	–	g27,	A.	Denzler,	
	 L.	Gediz,	Jung-Yeun	J.,	R.	Suermondt

 2009 Zürich (Galerie im Löwenbräu-Areal)
•	 Michel	Huelin	–	Phytotron
•	 Robert	Suermondt	–	Contrebande

 2008 Zürich
•	 Experimentelle	Filme	und	Videos	–	Dennis	Oppenheim,		
	 Tooth	and	Nail	1970–74	u.	Annelies	Strba,	Venedig	06	
•	 Freakish	Nature,	S.	Braas,	M.	Huelin,	Stepanek	&	
•	 Maslin,	H.	Suter,	R.	Temperli		
•	 Peter	Hebeisen	–	Framed	&	Captured	
•	 Andy	Denzler	–	Short	Cuts

 2007 Zürich
•	 Hugo	Suter	–	Die	Rückseite	der	Wolken,	Werke	1971–07
•	 Sonja	Braas	–	The	Quiet	of	Dissolution
•	 Leyla	Gediz	–	It	Takes	Two
•	 Leta	Peer	–	Along	with	Simon	(Katalog)

 2006 Zürich
•	 Robert	Suermondt	–	La	Nuit	du	Bal
•	 20	Jahre	Fabian	&	Claude	Walter	Galerie,	S.	Braas,	
	 B.	Burkhard,	Y.	Kusama,	A.	Strba,	U.	Wittwer,	u.a.
•	 Hideki	Iinuma	–	Balenciaga	and	Nudes
•	 Balthasar	Burkhard

 2005 Zürich
•	 Elisabeth	Heller	–	Herzblut	/	Sideshow	Ron	Temperli
•	 Sonja	Braas	–	FORCES	/	Sideshow	Istvan	Balogh	–		
	 Thresholds	and	Gaps
•	 Alice	Stepanek	&	Steven	Maslin	/	Sideshow	Hideki		
	 Iinuma	(Katalog)
•	 Uwe	Wittwer	–	Swimming	at	South	China	Beach	(Katalog)
•	 Arnold	Helbling	–	Powers	of	Ten	(Katalog)

 2004 Zürich 
•	 Inside	out	–	Land	Art	and	its	Evolution,	P.	Hutchinson,		
	 D.	Oppenheim,	R.	Smithson,	N.	Holt,	J.	Dibbets
•	 Alternative	views,	Kocheisen	+	Hullmann,	Stepanek		
	 &	Maslin,	A.	Meyer	/	Sideshow	Balthasar	Burkhard
•	 Annelies	Strba	–	Frances	und	die	Elfen
•	 Zement-Geister,	T.	Hauser,	A.	Dobler,	C.	Andersen,		
	 Rockmaster	K
•	 U.	Wittwer	(Katalog)

a)		Ausstellungsansicht	g27	/	Installation	view	g27	
	 Hideki	Iinuma	(sculpture),	Viveek	Sharma	(paintings)
b)		Galerie	Basel,	Wallstrasse	13,	1994
c)		Galerie	Löwenbräu-Areal,	Zürich,	2002

I

II

III

IV

V.	l.	n.	r.	2.	Person	/	f.	l.	t.	r.:	2nd	person		
Laurencina	Farrant,	Fabian	Walter,	Arnold	Helbling,		
John	M.	Armleder,	Tea	House	Sungkok	Art	Foundation,	Seoul,	1998

1986-2011

Twenty-Five	
Die	Fabian	&	Claude	Walter	Galerie	zählt	zu	den	etablierten	Schweizer	Galerien	für	zeitgenössische	Kunst.	
Sie	wurde	1986	in	Basel	gegründet	und	ist	seit	2002	in	Zürich	ansässig.	Ihr	Programm	bewegt	sich	im	Spannungsfeld	
zwischen	konzeptuell	angelegter	igurativer	und	non-igurativer	Kunst.	In	ihren	Ausstellungen	präsentiert	die	
Galerie	neue	Tendenzen	internationaler,	zeitgenössischer	Kunst	aus	den	Bereichen	Malerei,	Fotograie	Skulptur	und	
Video.	Bis	heute	hat	die	Galerie	über	150	Einzel-	und	Gruppenausstellungen	organisiert.	Zu	den	Künstlern	und	
Ausstellungen	erscheinen	regelmässig	Kataloge	und	Publikationen.

Fabian	&	Claude	Walter	Galerie	counts	among	the	well-established	Swiss	galleries	for	contemporary	art.	The	couple	
Fabian	and	Claude	Walter	opened	their	irst	art	gallery	in	Basel	in	1986.	In	2002	they	relocated	to	Zürich,	moving	
into	the	Löwenbräu	building	in	the	Limmatstrasse	270.	Since	June	2009,	the	gallery	has	been	situated	in	the	
g27	building	in	Zürich	Binz,	a	newly	hip	part	of	town.	In	the	course	of	the	past	25	years,	Fabian	and	Claude	Walter	
have	staged	over	150	shows,	mediating	international	contemporary	art	with	a	focus	on	painting,	photography,	
sculpture	and	space-related	works	after	1960.	Publications	and	catalogues	published	by	the	gallery	on	a	regular	basis	
document	its	exhibitions	and	the	work	of	its	artists.

1998 

Swiss	Contemporary	Art	Exhibition
	
Die	erste	Ausstellung	mit	Schweizer	Gegenwartskunst	in	Korea.	Die	Swiss	Contemporary	Art	Exhibition	im	Sungkok	
Art	Museum	in	Seoul	wurde	von	der	Fabian	&	Claude	Walter	Galerie	in	Zusammenarbeit	mit	der	Kulturstiftung		
Pro	Helvetia	und	der	Schweizer	Botschaft	kuratiert	und	organisiert.	Die	beteiligten	KünstlerInnen	waren:	John	M.		
Armleder,	Daniel	Berset,	Daniele	Buetti,	Balthasar	Burkhard,	Maurice	Ducret,	Sylvie	Fleury,	Christian	Floquet,		
Arnold	Helbling,	Elisabeth	Heller,	Ueli	Michel,	Pipilotti	Rist,	Annelies	Strba,	Andreas	Straub,	Anna	B.	Wiesendanger,		
Uwe	Wittwer.	Zur	Ausstellung	ist	der	Katalog	Swiss	Contemporary	Art	Exhibition,	Sungkok	Art	Museum,	Seoul,	
Korea,	1998,	mit	einem	Textbeitrag	von	Hedy	Graber,	erschienen.	

The	irst	show	in	Korea	featuring	Contemporary	Swiss	Art.	The	Swiss	Contemporary	Art	Exhibition	at	the	Sungkok	
Art	Museum	in	Seoul	was	curated	and	organised	by	Fabian	&	Claude	Walter	Galerie	in	collaboration	with	the		
Swiss	Arts	Council	Pro	Helvetia	and	the	Swiss	Embassy.	The	participating	artists	were:	John	M.	Armleder,	Daniel		
Berset,	Daniele	Buetti,	Balthasar	Burkhard,	Maurice	Ducret,	Sylvie	Fleury,	Christian	Floquet,	Arnold	Helbling,		
Elisabeth	Heller,	Ueli	Michel,	Pipilotti	Rist,	Annelies	Strba,	Andreas	Straub,	Anna	B.	Wiesendanger	and	Uwe	Wittwer.	
A	catalogue	with	a	text	by	Hedy	Graber	was	published	to	coincide	with	the	show:	Swiss	Contemporary	Art	Exhibition,	
Sungkok	Art	Museum,	Seoul,	Korea,	1998.

a

b

c

ANDY DENZLER
INTERIORS

 26. März – 21. April 2011
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 1997
•	 Erste	Ausstellung	als	Plattform	für	ArchitektIn-	 	
	 nen	und	KünstlerInnen.	Eine	Installation	von	Daniel		
	 Wentzlaff:	Stuhl,	du	hinderst	mich	am	Sitzen,	mit			
	 Leporello	“...wie	zu	Hause“
•	 Kocheisen	+	Hullmann	–	Spielraum
•	 Bildzauber,	sechs	Positionen	aktueller	Malerei,		
	 M.	Aeberli,	E.	Heller,	Kocheisen	+	Hullmann,	Th.		
	 Ritz,	J.	Watson,	A.	Wirz
•	 Matthias	Aeberli	–	Augenweide
•	 CATUR	YUGA	–	Im	Kreislauf	der	Zeiten,	
	 eine	künstlerische	Begegnung	zwischen	Madé	
	 Wianta	(Bali)	und	Andreas	Straub	(Basel).		
	 Eine	Ausstellung	in	Zusammenarbeit	mit	dem	
	 Museum	der	Kulturen,	Basel
•	 Alfred	Wirz

 1996
•	 Andreas	Straub	–	Italia	in	petto
•	 Arnold		Helbling	–	Still	Life	(Katalog)
•	 Elisabeth	Heller	–	prächtig
•	 Wilfried	Riess	–	Den	glimmenden	Docht	löscht	er		
	 nicht	aus

 1995
•	 Claudio	Magoni	u.	Urs	Stadelmann
•	 Werner	Strub	–	Masken.	Eine	Retrospektiv-
	 Ausstellung	mit	Unterstützung	der	Abteilung	der		 	
	 Kulturen	des	Kantons	Baselland
•	 Seong-Seok	Hong,	Südkorea	–	Malerei	(Katalog)
•	 Jenny	Watson
•	 Thomas	Ritz	(Katalog)
•	 Maurice	Ducret	(Katalog)
•	 Alfred	Wirz

 1994 Basel (Umzug Wallstrasse 13)
•	 Eröffnungsausstellung	der	neuen	Galerieräume	an		
	 der	Wallstrasse	13,	Basel
•	 Statements,	KünstlerInnen	der	Galerie
•	 Haralampi	G.	Oroschakoff	-	MUD	IN	YOUR	EYES		
	 u.		Marianne	Eigenheer
•	 Tabu?	Aids	und	Liebe,	kuratiert	von	F.	Walter	in		 	
	 Zusammenarbeit	mit	der	Aids-Hilfe	beider	Basel
	 Anna	B.	Wiesendanger	–	Zeichungen	und	Objekte
	 Matthias	Aeberli	–	Von	einem	Bild	ins	andere	fallen		
	 (Katalog)
•	 Vom	Himmel	hoch...,	KünstlerInnen	der	Galerie	

 1993
•	 Maurice	Ducret
•	 Elisabeth	Heller
•	 Arnold	Helbling	–	Stoffwechsel	(Katalog)
•	 Olaf	Nicolai	–	Hortus	/	Präparat	(Katalog)
•	 Umbau	der	neuen	Galerieräume	bis	April	1994
•	 Umzug	in	die	Wallstrasse	13,	Basel

 1992
•	 Michael	Fontana	(Leporello)
•	 A.	Bonato,	M.	Ducret,	M.	Stausland,	U.	Stadelmann,	
•	 A.	B.	Wiesendanger
•	 Dennis	Oppenheim	–	Retrospektive	70er	bis	90erJahre
•	 Wilfried	Riess
•	 Thomas	Ritz	(Leporello)

 1991
•	 Einblick,	5	Jahre	Galerie	Fabian	Walter,	
	 dreiteilige	Ausstellung,	KünstlerInnen	der	Galerie
•	 Papierarbeiten	&	Kleinformate,	S.	Anzinger,	
	 I.	Knoebel,	M.	Buthe,	B.	Blume,	C.	O.	Paeffgen,	
	 K.	Schifferle,	L.	Ikemura,
•	 70	Jahre	Joseph	Beuys	–	Sandzeichnungen
	 Ralph	Bageritz	–	Die	poetische	Lücke,	kleine	Selbst-	
	 zensur
•	 Elisabeth	Heller	–	Neue	Arbeiten
•	 Marianne	Eigenheer
•	 Meret	Oppenheim	–	Zeichnungen,	Bilder,	Graiken,		
	 Retrospektive

VII

VIII

1989  

Kunst-Buffet	Badischer	Bahnhof
Das	Kunst-Buffet	Badischer	Bahnhof	Basel	wird	zum	Ausstellungsplatz	für	ortsbezogene	Kunstprojekte	auf		
beschränkte	Zeit.	Die	Fabian	&	Claude	Walter	Galerie	in	Zusammenarbeit	mit	Sigmar	Gassert,	Agentur	für	Ästhetik,	
zeigte	dort	die	erste	Videoinstallation	von	Bill	Viola	in	der	Schweiz	(Reasons	for	Knocking	at	an	Empty	House).	
Es	folgten	Rauminstallationen	mit	Robert	Wilson,	Simon	Lamunière,	Enrique	Fontanilles	/	Kurt	Würmli,		
Claude	Gaçon,	eine	Indoor-Sprengaktion	mit	Roman	Signer	in	Basel,	ein	Abend	mit	Bazon	Brock	sowie	eine		
Tanzproduktion	von	und	mit	Christine	Brodbeck.	

Art-Buffet	Badischer	Bahnhof.	For	a	limited	span	of	time,	the	art-buffet	at	the	train	station	Badischer	Bahnhof	Basel	
became	an	exhibition	venue	for	spatial	art	projects.	There,	in	collaboration	with	Sigmar	Gassert,	Agentur	für		
Ästhetik,	Fabian	&	Claude	Walter	Galerie	were	the	irst	in	Switzerland	to	show	a	video	installation	by	Bill	Viola		
(Reasons	for	Knocking	at	an	Empty	House).	There	followed	space	installations	with	Robert	Wilson,	Simon	Lamunière,	
Enrique	Fontanilles	/	Kurt	Würmli,	Claude	Gaçon,	an	indoor	detonation	staged	by	Roman	Signer,	an	evening	with		
Bazon	Brock	and	a	dance	production	by	and	with	Christine	Brodbeck.	

a)		Robert	Wilson,	Erinnerung	an	eine	Revolution	/	Remember	
	 of	a	Revolution,	Installation	mit	Elefantenfuss	und		 	 	
	 Statist	/	Installation	with	elephant	foot	and	extra,	Kunst-Buffet		
	 Badischer	Bahnhof,	1989
b)		Roman	Signer	mit	Fabian	Walter	/	Roman	Signer		
	 with	Fabian	Walter,	Kunst-Buffet	Badischer	Bahnhof,	1989
c)		Roman	Signer	bereitet	seine	Indoor-Sprengaktion	vor	/		
	 Indoor	detonation	staged	by	Roman	Signer,	Kunst-Buffet		
	 Badischer	Bahnhof,	1989

a

b c

e)		Claude	Gaçon,	Gau,	Rauminstallation	mit	Fernsehern	
	 Room	installation	with	televisions,	
	 Kunst-Buffet	Badischer	Bahnhof,	1989
f)		Simon	Lamunière,	Videoinstallation	/	Video	installation,		
	 Kunst-Buffet	Badischer	Bahnhof,	1989
g)		Bill	Viola,	Reasons	for	Knocking	at	an	Empty	House,		
	 Installation,	Kunst-Buffet	Badischer	Bahnhof,	1989

	 Fotos	Kunst-Buffet	©Daniel	Spehr

e f

g

 2003 Zürich
•	 Arnold	Helbling	–	I	know	you	came	to	take	away	my		
	 toys	escapes	and	other	lies	from	Babylon	
•	 Mathis	Vass	–	Blow–up	Bilder
•	 Andreas	Dobler,	Christian	Andersen,	Annelies	Strba
	 Yayoi	Kusama	–	Love	Forever,	erste	Galerie-Retro-	
	 spektive	der	Künstlerin	in	der	Schweiz
•	 Portfolios,	L.	Bourgeois,	T.	Dean,	H.	Federle,	A.		 	
	 Katz,	R.	Zandvliet,	u.a.

 2003 Basel
•	 Christian	Andersen	–	Lick	the	Wick
	 Schaulager,	A.	Helbling	und	KünstlerInnen	der		
	 Galerie
•	 13.	Okt.	03	Schliessung	der	Galerie	in	Basel

 2002 Zürich (Umzug Galerie in Löwenbräu-Areal)
•	 Neueröffnung	unserer	zweiten	Galerie	an	der	
	 Limmatstrasse	270,	Zürich
•	 Inaugauration	of	our	new	gallery	space,	B.	Burkhard,		
	 E.	Heller,	A.	Strba,	R.	Suermondt,	M.	Vass,	U.	Wittwer.
•	 Elisabeth	Heller	–	New	Pictures	from	Paradise
•	 Uwe	Wittwer	(Katalog)
•	 Robert	Suermondt

 2002 Basel
•	 Annelies	Strba	–	Les	cathédrales	de	monnaie
•	 Smooth	Painting	in	Motion	–	A.	Helbling,	
	 R.	Suermondt,	M.	Vass	u.a.
•	 Maurice	Ducret	–	Seh	–	Sucht	
•	 Mathias	Huart	–	The	Sphinx	of	Darwin
•	 Neighbourhoods,	C.	Andersen,	B.	Burkhard,	A.	
	 Helbling,	T.	Popp,	A.	Strba,	R.	Suermondt,	U.	Wittwer

 2001
•	 Thomas	Popp	–	Fotograie
•	 Flash	Back,	15	Jahre	Fabian	&	Claude	Walter	Galerie
•	 Schaulager	I,	O.	Nicolai,	R.	Suermondt,	U.	Wittwer,	
	 S.	Kolibal
•	 Ron	Temperli	–	Malerei	/	Mathis	Vass	–	Blow-Up	/		
	 Black	Room
•	 Schaulager	II,	A.	Strba,	B.	Burkhard,	R.	Suermondt,	
	 U.	Wittwer,	M.	Vass

 2000
•	 Anna	B.	Wiesendanger	u.	Thomas	Ritz	(Katalog)
•	 Robert	Suermondt	–	New	Works	1999-2000
•	 Filmabend	der	Kunsthalle	Basel	mit	den	Filmen	von	
	 Robert	Suermondt	im	Stadtkino	Basel
•	 Uwe	Wittwer	(Katalog)
•	 FERNWEH,	B.	Burkhard,	A.	Helbling,	T.	Popp,	
	 A.	Strba,	R.	Suermondt,	U.	Wittwer

 1999
•	 Landgang	–	M.	Biberstein,	B.	Burkhard,	
	 P.	Golden,	G.	Shaw,	Stepanek	&	Maslin,	A.	Strba,		
	 U.	Wittwer,	A.Wirz
•	 Annelies	Strba	–	Shades	of	Time,	Dia-Sound-Installa-	
	 tion	und	Fotograien	hinter	Glas
•	 Balthasar	Burkhard	–	Stadt
•	 Elisabeth	Heller	(Katalog)
•	 Tauwetter,	Kocheisen	+	Hullmann,	Stepanek	&	
	 Maslin,	R.	Suermondt,	A.	Wirz,	U.	Wittwer.

 1998
•	 Swiss	Contemporary	Art	Exhibition,	Sungkok	Art	
	 Museum,	Seoul.	Erste	Ausstellung	zeitgenössischer		
	 Schweizer	Kunst	in	Korea,	kuratiert	von	Fabian		
	 Walter	in	Zusammenarbeit	mit	Pro	Helvetia.	Mit	J.		
	 Armleder,	D.	Berset,	D.	Buetti,	B.	Burkhard,	M.		
	 Ducret,	S.	Fleury,	C.	Floquet,	A.	Helbling,	E.	Heller,	
	 U.	Michel,	P.	Rist,	A.	Strba,	A.	Straub,	A.	B.		
	 Wiesendanger,	U.Wittwer
•	 Werner	Strub	–	Zeichnungen	im	Raum	(Katalog)
•	 Wilfried	Riess	–	Das	Lied	von	der	Erde
•	 Ueli	Michel	–	Galegos	Bar
•	 Maurice	Ducret	(Katalog)

V

VI

1994

Tabu?	–	Aids	und	Liebe		
Die	erste	Beneizausstellung	der	Aids-Hilfe	beider	Basel	mit	Beteiligung	von	Schweizer	KünstlerInnen	und		
SchriftstellerInnen.	Diese	Ausstellung	wurde	in	Zusammenarbeit	mit	der	Aids-Hilfe	beider	Basel	organisiert	und	von	
der	Fabian	&	Claude	Walter	Galerie	kuratiert.	Zur	Ausstellung	ist	das	Buch	Tabu?	Aids	und	Liebe,	Visionen	–	
Bilder	und	Texte,	herausgegeben	von	Stephan	Graus,	Aids–Hilfe	beider	Basel,	im	Christoph	Merian	Verlag	erschienen.	

Taboo?	–	Aids	and	Love.	The	irst	charity	exhibition	in	aid	of	the	Aids	Federation	of	both	parts	of	Basel	(Aids-Hilfe	
beider	Basel)	with	the	participation	of	Swiss	artists	and	writers.	The	show	was	organised	in	collaboration	with		
the	Aids	Federation	of	both	parts	of	Basel	and	curated	by	Fabian	&	Claude	Walter	Galerie.	The	book	accompanying	
the	show	Taboo?	Aids	and	Love,	Visions	-	Pictures	and	Texts	was	released	by	the	publishing	house	Christoph	Merian	
Verlag	Basel	and	edited	by	Stephan	Graus	of	the	Aids	Federation	of	both	parts	of	Basel.

Beteiligte	KünstlerInnen	/	Participating	artists:	M.	Aeberli,	S.	Bächli,	M.	Cahn,	M.	Dillier,	M.	Disler,	M.	Ducret,	
M.	Eigenheer,	C.	Fontana,	E.	Fontanilles,	G.	Gerosa,	I.	Grundel,	R.	Himmelsbach,	C.	Magoni,	J.	Müller,		
G.	Nussbaum,	W.	Riess,	P.	Rist,	T.	Ritz,	A.	Solari,	U.	Stadelmann,	A.	Stalder,	C.	Vogt,	N.	Widauer,	A.	B.	Wiesendanger	
Beteiligte	SchriftstellerInnen	/	Participating	authors:	M.	R.	Becher,	S.	Birkenmeier,	R.	Bussmann,	F.	Geerk,		
T.	Pfeifer,	A.	Pieper,	R.	Regenass,	H.	Saner,	H.	Schneider,	U.	Widmer.	

1997-98

Catur	Yuga	–	Im	Kreislauf	der	Zeiten		
Das	erste	Kulturaustausch-Projekt	zwischen	Basel	und	Bali	mit	Musik,	Tanz	und	bildender	Kunst.	Die	Fabian	&	
Claude	Walter	Galerie	war	in	Zusammenarbeit	mit	Dr.	Urs	Ramseyer,	Museum	der	Kulturen	Basel,	für	die	
Ausstellungen	der	bildenden	Kunst	zuständig.	Die	Ausstellungen	sind	in	Basel,	Denpasar,	Jakarta	und	Singapur	gezeigt	
worden.	Unterstützt	wurde	das	Projekt	durch	Pro	Helvetia,	die	Kulturdirektionen	Basel-Stadt	und	Basel-Landschaft	
sowie	durch	renommierte	Kulturstiftungen	und	Firmen	in	der	Schweiz	in	Indonesien	und	in	Singapur.	
Beteiligte	Künstler:	Madé	Wianta,	Bali	und	Andreas	Straub,	Basel.	Zur	Ausstellung	ist	ein	Katalog	mit	Texten		
und	Interviews	von	Dr.	Urs	Ramseyer,	Museum	der	Kulturen	Basel,	mit	der	Beteiligung	der	Fabian	&	Claude	Walter		
Galerie,	Basel,	dem	STSI	Art	College	Denpasar,	Bali	und	der	Lasalle	School	of	the	Arts	Singapur	erschienen.	

Catur	Yuga	–	In	the	Cycle	of	Time.	The	irst	cultural	exchange	project	between	Basel	and	Bali	with	music,	dance	and	
the	visual	arts.	In	collaboration	with	Dr.	Urs	Ramseyer	of	the	Museum	der	Kulturen	Basel,	Fabian	&	Claude	Walter		
Galerie	was	responsible	for	the	exhibitions	featuring	the	visual	arts.	The	shows	toured	from	Basel	to	Denpasar,	Jakarta	
and	Singapore.	The	project	was	supported	by	Pro	Helvetia,	the	cultural	boards	of	the	City	of	Basel	and	Basel-	
Landschaft,	as	well	as	by	renowned	art	foundations	and	irms	in	Switzerland,	Indonesia	and	Singapore.	The	participa-
ting	artists	were	Madé	Wianta,	Bali,	and	Andreas	Straub,	Basel.	In	cooperation	with	Fabian	&	Claude	Walter		
Galerie,	the	STSI	Art	College	Denpasar,	Bali	and	the	Lasalle	School	of	Arts	Singapur,	an	exhibition	catalogue		
included	texts	and	interviews,	written	by	Dr.	Urs	Ramseyer	of	the	Museum	der	Kulturen	Basel,	has	been	published.

Ausstellungsfahne	/	Exhibition	banner	STSI	Art	College,		
Denpasar,	Bali,	1998

Christian	Vogt,	Gabriella	Gerosa;	Elisabeth	Heller;	
Marianne	Eigenheer,	1994
Bilder	aus	einer	Serie,	3	C-Prints,	220	x	100	cm		
Abbildung	in	Buch	Tabu?	–	Aids	und	Liebe,	S.	47/48
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a)		Jürg	Stäuble,	Dreiteilige	Wandinstallation	mit	Schlaufen	
b)		Enrique	Fontanilles	&	René	Pulfer,	Media-Installation,	
	 Architektur	Nissen	&	Wentzlaff,	Basel,	Basellandschaftliche		 	
	 Kantonalbank	(BLKB),	Birsfelden,	1996	
c)		Adrian	Schiess,	Architektur	von	Herzog	&	de	Meuron,	SUVA			
	 Basel,	1994,	

	 Fotos	Kunst	am	Bau:	©Ruedi	Walti,	Basel

Kunst	am	Bau	Projekte	/	Art	Consulting
Seit	20	Jahren	berät	und	begleitet	die	Fabian	&	Claude	Walter	Galerie	&	Art	Consulting	GmbH	nationale	und	
internationale	Unternehmen	bei	Fragen	der	Integrierung	von	zeitgenössischer	Kunst	in	bestehende	oder	neu	
zu	errichtende	Bauten.	Im	Auftrag	von	Bauherren,	Architekten	und	Kommunen	organisiert	und	realisiert	die	Galerie	
Kunst	am	Bau	Wettbewerbe.	Sie	ist	für	die	Planung	und	Durchführung	des	Wettbewerbs	verantwortlich	
und	begleitet	die	Künstler	und	Architekten	bis	zur	termingerechten	Vollendung	der	Kunst	am	Bau	Projekte.	

Architectural	Art	Projects	/	Art	Consulting.	For	the	past	20	years,	Fabian	&	Claude	Walter	Galerie	&	Art	Consulting	
GmbH	have	been	advising	nationally	and	internationally	active	companies	on	questions	relating	to	the	integration	
of	contemporary	art	into	existing	buildings	or	buildings	still	under	construction.	The	gallery	organises	and	
realises	architectural	art	competitions	on	behalf	of	awarding	authorities,	architects	and	communes.	It	plans	and	
oversees	competitions	and	accompanies	artists	and	architects	to	the	timely	completion	of	the	architectural	art	project.

	 Projektbeispiele Kunst am Bau / Project Examples for Architectural Art (selection)
•  SUVA	Basel,	Architektur	von	Herzog	&	de	Meuron.	Künstler:	Thomas	Ruff,	Adrian	Schiess
•  Basellandschaftliche	Kantonalbank	(BLKB),	Birsfelden,	Architektur	von	Nissen	&	Wentzlaff,	Basel
• KünstlerInnen	/	Artists:	maboart;	Ursula	Bohren	Magoni	&	Claudio	Magoni	
	 Enrique	Fontanilles	&	René	Pulfer,	Jürg	Stäuble.

	 	 Bildlegenden	/	Captions	History
	 I		The	Beautiful	Painting	Show,	Ausstellungsansicht	/	Installation	view	Andy	Denzler,	g27,	2009
	 	II		The	Best	of	Stash	–	g27,	Sonja	Braas,	Ausstellungsansicht	/	Installation	view,	g27,	2009
	 III		Balthasar	Burkhard,	Ausstellungsansicht	/	Installation	view,	Galerie	im	Löwenbräu-Areal,	2006
	 IV		Ausstellungsansicht	/	Installation	view	Land	Art	and	its	Evolution,	Galerie	im	Löwenbräu-Areal,	2004
	 V		Die	Mietergemeinschaft	des	Löwenbräu-Areals	/	Tenants	of	the	Löwenbräu-area,	Zürich,	2006
	 	 Foto:	Tobias	Madörin,	Monopol	Magazin	Ausgabe	3/2007
	 VI		Art	Basel	2003,	Claude	Walter	mit	Sammlern	/	Claude	Walter	with	collectors
	VII		Tabu?	Aids	und	Liebe,	V.r.n.l./	f.l.t.r.,	Stephan	Graus,	Fabian	Walter	u.	Claude	Janiak,	Ständerat	BL,	1994
	VIII		Fabian	u.	Claude	Walter	in	Basler	Galerie	/	Fabian	a.	Claude	Walter	at	the	Gallery	in	Basel,	2000
	 IX		Der	Badische	Bahnhof	Basel,	gebaut	1913	vom	Schweizer	Architekten	Karl	Moser	(1860-1936)	/	The	Baden	train	station	Basel,		
	 	 built	1913	by	Swiss	architect	Karl	Moser	(1860-1936)
	 X		Aldo	Walker	u.	Fabian	Walter	in	der	ersten	Galerie	/	in	the	irst	gallery,	Riehentorstrasse	7,	Basel,	1987
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c
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 1990
•	 Anna	B.	Wiesendanger	–	Non	so	più	cosa	son,	cosa		
	 facciô,...	Zeichnungen	/	Video
•	 Marischa	Burckhardt
•	 Urs	Stadelmann	(Katalog)
•	 Thomas	Stimm
•	 Drei	neue	Buchprojekte,	Sieben	Briefe	an	den	lieben		
	 Herrn	Brehm,	Stephanie	Grob	u.	Martin	Zingg	/	
	 Planet,	Rosa	Lachenmeier	/	Abhanden,	Thomas	Ritz
•	 Wilfried	Riess
•	 Claudio	Magoni	–	Strandgut	der	Moderne
•	 Alfred	Wirz
•	 Maurice	Ducret

 1989
•	 Ausblick,	KünstlerInnen	der	Galerie	
•	 Anita	Héde
•	 Buch-Projekt:	K.	Meier,	T.	Ritz,	M.	Brauchbar	
	 u.	K.	Ruepp
•	 Wilfried	Riess	(Katalog)
•	 Stephane	Huitmer,	Jörg	Bader,	Patrick	Weidmann	
•	 Elisabeth	Heller	(Katalog)
•	 Thomas	Ritz	–	Verschwinden,	Arbeiten	von	1987–89		
	 (Katalog)
•	 Mathias	Huart	–	Arbeiten	von	1987–1989
•	 Barbara	Manz
•	 Walter	J.	Moeschlin	–	Werke	aus	dem	Nachlass	von		
	 1930-1961
•	 Kunst	Buffet	Badischer	Bahnhof,	Basel	1989
•	 Bill	Viola	–	Reasons	for	Knocking	at	an	Empty	 	
	 House,	erste	Videoinstallation	B.	Violas	in	der	Schweiz
•	 Roman	Signer	–	Aktion-Installation,	18.56	Uhr,	
	 Indoor-Sprengaktion
•	 Robert	Wilson	–	Erinnerung	an	eine	Revolution,		 	
	 erste	Rauminstallation	R.	Wilsons	in	der	Schweiz
•	 Bazon	Brock	–	Revolution	und	Gottessuche
•	 Claude	Gaçon,	Simon	Lamunière,	
	 Enrique	Fontanilles	&	Würmli,	Aldo	Bonato,	
	 Christine	Brodbeck	–	Konzipierter	Tanz	

 1988
•	 Surrealismus,	M.	Oppenheim,	K.	Seligmann,	
 O.	Tschumi,	M.	von	Moos,	W.	K.	Wiemken	
•	 Zeitgenössische	Blattarbeiten,	Zeichnungen,	
	 S.	Anzinger,	B.	J.	Blume,	L.	Ikemura,		
	 T.	Ritz,	D.	Roth,	K.	Schifferle,		A.	B.	Wiesendanger
•	 Zeitgenössische	Blattarbeiten,	Zeichnungen,	
	 B.	Manz,	J.	Schwartz,	R.	Stanzel
•	 Claudio	Magoni	–	Skulpturen	und	Zeichnungen	(Katalog)
•	 Theo	Lambertin,	Köln
•	 Multiples,	S.	Huitmere,	S.	à	Wengen,	J–L.	Manz,	
	 P.	Weidmann
•	 Heinz	Schäublin
•	 Klaus	Haenisch	–	Skulpturen
•	 Mireille	Gros	–	Farbtafeln	(Katalog)	

 1987
•	 Wilfried	Riess	(Katalog)
•	 Mette	Stausland	u.	Maurice	Ducret
•	 Werner	Merkofer
•	 Neo	Geo,	J.	M.	Armleder,	S.	Huitmer,	J.–L.	Manz,	
	 S.	à	Wengen
•	 Aldo	Walker	
•	 Mathias	Huart	–	Skizzenbuch	ésquisse	&	crobards	
•	 Anna	B.	Wiesendanger	(Katalog)
•	 Marischa	Burckhardt	–	Faltbilder,	Steckskulpturen

 20. März 1986
•	 Eröffnung	der	Galerie,	Riehentorstrasse	7,	Basel
•	 Erste	Ausstellung	–	Anna	B.	Wiesendanger,	
 Claudio	Magoni,	Thomas	Ritz
•	 Therese	Schwartz
•	 Mireille	Gros,	Elisabeth	Heller,	Verena	Thürkauf	
	 (Katalog)
•	 Heinz	Schäublin
•	 Gabriella	Gerosa,	Peter	Tschan
•	 Walter	J.	Moeschlin	-	Moeschlin	I

IX

X



Matthias Aeberli, Christian Andersen, Siegfried Anzinger, John M. Armleder, 
Jörg Bader, Istvan Balogh, Ralph Bageritz, Joseph Beuys, Michael Biberstein, 
Aldo Bonato, Sonja Braas, Christine Brodbeck, Louise Bourgeois, Marischa 
Burckhardt, Balthasar Burkhard, Sean Dawson, Andy Denzler, Tacita Dean, 
Jan Dibbets, Andreas Dobler, Maurice Ducret, Marianne Eigenheer, Helmut 
Federle, Christian Floquet, Enrique Fontanilles, Claude Gaçon, Leyla Gediz, 
Gabriella Gerosa, Georg Gerster, Pamela Golden, Mireille Gros, Klaus 
Haenisch, Tina Hauser, Peter Hebeisen, Anita Héde, Arnold Helbling, Martin 
C. Herbst, Elisabeth Heller, Nancy Holt, Mathias Huart, Michel Huelin, 
Stephane Huitmer, Peter Hutchinson, Seong-Seok Hong, Kocheisen + Hullmann, 
Leiko Ikemura, Jung-Yeun Jang, Hideki Iinuma, Alex Katz, Tan Wei Kheng, 
Stanislav Kolibal, Yayoi Kusama, Theo Lambertin, Claudio Magoni, Barbara 
Manz, Jean-Luc Manz, Anna Meyer, Ueli Michel, Walter J. Moeschlin, Max 
von Moos, Olaf Nicolai, Dennis Oppenheim, Meret Oppenheim, Haralampi 
G. Oroschakoff, Leta Peer, Julian Perry, Thomas Popp, Wilfried Riess, Thomas 
Ritz, Rockmaster K, Heinz Schäublin, Therese Schwartz, Kurt Seligmann, 
Richard Serra, Viveek Sharma, George Shaw, Robert Smithson, Luzia Simons, 
Roman Signer, Simon Lamunière, Urs Stadelmann, Ruedi Stanzel, Alice Stepanek 
& Steven Maslin, Thomas Stimm, Andreas Straub, Annelies Strba, Werner 
Strub, Robert Suermondt, Hugo Suter, Ron Temperli, Verena Thürkauf, Peter 
Tschan, Mathis Vass, Bill Viola, Christian Vogt, Aldo Walker, Jenny Watson, 
Stefan à Wengen, Patrick Weidmann, Madé Wianta, Walter K. Wiemken, Anna 
B. Wiesendanger, Robert Wilson, Alfred Wirz, Uwe Wittwer, Robert Zandvliet

Represented	artists											1986–2011	Exhibited	artists								www.fabian-claude-walter.com



	 	Bildlegenden
	 1		Andy	Denzler,	Destination,	2011,	#1968,	Öl	auf	Leinwand,	180	x	150	cm
	 2		Arnold	Helbling,	Untitled	(Tree)#4,	2010,	Acryl,	Textil,	Papier	und	Plastik	auf	Leinwand,	122	x	153	cm
	 3	Balthasar	Burkhard, Falkenlügel (Omnia 168), 1993, Fotograie auf Barytpapier, 125 x 125 cm, Edition von  7
	 4		Hugo	Suter,	Selbstbildnis	(Hauchbild),	1996/2001,	ClearShield	auf	Glas,	50.5	x	43	cm,	Privatsammlung	Schweiz
	 5		Sean	Dawson,	Echolalia,	2011,	Öl	auf	Leinen,	60	x	50	cm
	 6		Sonja	Braas,	Storm,	2007,	C-print,	Diasec,	gerahmt,	185	x	149.5	cm,	Edition	von	8	+	2	AP	
	 7		Sonja	Braas,	Lava	Flow,	2005,	C-print,	Diasec,	gerahmt,	185	x	150	cm,	Edition	von	8	+	2	AP
	 8		Peter	Hebeisen,	Wandlung	u.	Mythos,	2001	-	2010,	Berlin,	Pigmentdruck	auf	Hahnemühle,	162	x	162	cm,	Edition	v.	3	+	1	AP
	 9		Georg	Gerster,	Beach	Peru,	1995,	C-print,	Diasec,	Grösse	und	Details	variabel
	 10		Viveek	Sharma,	Birth	of	a	Nation,	2011,	Öl	auf	Leinwand,	120	x	210	cm
	 11		Michel	Huelin,	Floating	Weeds	III,	2006	Lambda-Druck,	Diasec,	127	x	129	cm,	Edition	von	3
	 12		Luzia	Simons,	Stockage	59,	2009,	Inkjet	auf	Büttenpapier,	gerahmt,	121	x	193	x	5	cm,	Edition	von	6
	 13		Stanislav	Kolibal,	Bau	IV,	Budapester	Version,	1989,	Skulptur,	MDF	Platten,	107	x	205	x	242	cm
	 14		Annelies	Strba,	NYIMA	317,	2006,	Pigmentdruck	auf	Leinwand,	110	x	158	cm,	Edition	von	6
	 15		Christian	Vogt,	Aus	Flaxen-Diary	(Selbstauslöser),	2003,	Piezzo-Carbon-Print	auf	Büttenpapier,	110	x	165	cm,	Edition	von	3
	 16		Martin	C.	Herbst,	Parmigianissimo	Sphere	15,	2009,	Öl	und	Lack	auf	Stahlkugel	30	cm,	Edelstahlkasten:	45	x	45	x	45	cm
	 17		Yayoi	Kusama,	Love	Forever,	Ausstellungsansicht,	Galerie	im	Löwenbräu-Areal,	Zürich,	2003
	 18		Leta	Peer,	The	Opal	Series,	GF	166,	2011,	Öl	auf	Leinwand,	120	x	180	cm
	 19		Robert	Suermondt,	Point,	2008,	Öl	und	Lack	auf	Leinwand,	66	x	61	cm
	 20		Alice	Stepanek	&	Steven	Maslin,	Untitled	23,	2004,	Öl	auf	Leinwand,	60	x	90	cm
	 21		Jung-Yeun	Jang,	Aime-Mémoire,	2006,	Öl	auf	Baumwolle,	130	x	89	cm
	 22		Jung-Yeun	Jang,	En	lêche,	2003,	Öl	auf	Baumwolle,	160	x	120	cm
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	 Publikationen	1986–2011	

• Andy	Denzler,	Paintings	/	The	Human	Nature	Project		
	 Text	v.	Nadine	Brüggebors,	Herausgeber:	Fabian	&		
	 Claude	Walter	Galerie,	Hatje	Cantz	Verlag,	2011	(I)
•	 Viveek	Sharma,	Introspective	Metaphors,	Text	v.			
	 Reinhard	Spieler,	Beck	&	Eggeling	Kunstverlag,	2009
•	 Dennis	Oppenheim,	Film	and	Video,	Tooth	an	Nail	
	 1970-74,	2008.	A	DVD	video	produced	by	Aaron	Levy,
		 Slought	Foundation	Contemporary	Arts,	Osvaldo			
	 Romberg	a.	Fabian	&	Claude	Walter	Galerie	(II)
•	 Leta	Peer,	Along	with	Simon,	Texte	v.	Thomas	Elsen	u.		
	 Thomas	Hirsch,	Kehrer	Verlag,	2007
•	 Arnold	Helbling,	Powers	of	Ten,	Texte	v.	Claudia			 	
	 Spinelli	u.	Joe	Fyfe.	Herausgeber:	Fabian	&	Claude	
	 Walter	Galerie	u.	Von	Lintel	Gallery,	Christoph	Merian		
	 Verlag,	2005
•	 Stepanek	&	Maslin,	Skyviews,	Text	v.	Dr.	Andreas		
	 Honneth,	Darling	Publications,	2005
•	 Uwe	Wittwer,	Geblendet	–	Werke	1990	bis	2005,		
	 Katalog	Kunstmuseum	Solothurn	u.	Ludwig	Forum		
	 Aachen,	Texte	v.	Christoph	Vögele,	Harald	Kunde,		
	 Konrad	Tobler	u.	Adrian	leBlanc	/	Musterbuch	II,	
	 Text	v.	Konrad	Tobler,	Fabian	&	Claude	Walter		 	 	
	 Galerie,	Zürich,	2002	/	Musterbuch	I,	Text	v.	Roland		
	 Schenkel,	Fabian	&	Claude	Walter	Galerie,	
	 Basel,	2000
•	 Elisabeth	Heller,	Text	v.	Juri	Steiner,	Fabian	&	Claude		
	 Walter	Galerie,	Basel,	1999	
•	 Maurice	Ducret,	COLOR,	1995
•	 Olaf	Nicolai,	HORTUS	PRÄPARAT,	1993
•	 Elisabeth	Heller,	Rehabilitierung	des	Schönen,	
	 Text	v.	Urs	Stahel,	1989
•	 Wilfried	Riess,	Im	Land	der	Seele,	Texte	v.	Sigmar		
	 Gassert	u.	Bruder	Marie-Emanuel,	1989
•	 Thomas	Ritz,	Verschwinden,	Text	v.	Thomas	Ritz,1988	
•	 Claudio	Magoni,	Text	v.	Dr.	Lutz	Windhöfel,	1988	
•	 Anna	B.	Wiesendanger,	Text	v.	Roman	Kurzmeyer,		
	 1987	
•	 Mireille	Gros,	1986

	 Beteiligung	an	Kunstmessen

	 ART	Basel,	1989	–	1993	;		2000	–	2005
	 Art	Brussel,	2007
	 Art	Cologne,	2005
	 Art	Frankfurt,	1990,	1991
	 KIAF,	2008
	 KUNST	Zürich,	1994	–	2002;	2010
	 SCOPE	Basel,	2007	-	2010
	 SCOPE	Miami,	2007,	2008
	 SCOPE	New	York,	2008

		
	 Impressum

	 Hrsg.:	Fabian	&	Claude	Walter	Galerie,	Zürich
	 Tel:	+41	(0)	44	440	4018
	 http://www.fabian-claude-walter.com
	 mail:	galerie@fabian-claude-walter.com
	 Gestaltung:	Mihaly	Varga	/	Simone	Toellner	
	 Druck:	Jacobdruck	GmbH,	Konstanz
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