Pavel Aguilar

Acordeones Anticoloniales, 2022
Karton und Holz, Video (419

je 35 x20 cm

Die faszinierende Reise und

die schillernde Beliebtheit des
Akkordeons in Lateinamerika
wurzeln tief in den Stromungen der
Migration und kulturellen Interaktion.
Ursprunglich im 19. Jahrhundert in
Deutschland entstanden und Uber
ganz Europa hinweg verbreitet,

fand dieses Instrument seinen Weg
durch die Hande von Wandernden
bis nach Lateinamerika. Dort hat es
seitdem eine massgebliche Rolle bei
der Verschmelzung verschiedenster
musikalischer Rhythmen gespielt und
sogar zur Entstehung neuer Klange
beigetragen.

In einem Video von Pavel Aguilar
erhalt das Akkordeon eine
spielerische Bedeutung im Kontext
antikolonialer Aktivitaten. Es
dokumentiert die Herstellung eines
Akkordeons in Deutschland und
dessen Import nach Lateinamerika.
«Was geschieht mit der Bedeutung
eines Instruments, wenn seine
musikalischen Eigenschaften und
seine historische Entwicklung in
Beziehung zueinander treten?»
Bunte Akkordeonbalge, an der Wand
drapiert, tragen Inschriften von
Wortern und Ausdricken, welche die
antikoloniale Bewegung innerhalb
der Ausstellung reprasentieren.

Die Inschriften gehdren zu den
lateinamerikanischen Denkern, die
unsichtbar gemacht wurden. Aguilar
lenkt unsere Aufmerksamkeit auf

die Wichtigkeit dieser Worte und
Symbole, die fir den Kampf gegen
Unterdrickung und Dominanz
stehen.

Pavel Aguilars Forschungsfeld liegt
im Bereich des Postkolonialismus
und der Migration. Mit tiefgehender
Neugier erforscht er das fein
verwobene Netzwerk von
Beziehungen und Verbindungen, das
aus der Geschichte und Geografie
eines Gebiets entsteht, sowie aus
der Menschheit, die es bewohnt,
gestaltet und mit Leben erflllt hat -
sei es durch Besiedelung, kulturellen
Austausch oder leider auch durch
Ausbeutung.

Die visuelle Darstellung von Klang
tritt als zentrales Element in Aguilars
Schaffen hervor. Durch seine
Ausdruckskraft eroffnet der Sound
uns ein Fenster in die Emotionen
und Gedanken, die untrennbar mit
der Musik und den Geschichten
verbunden sind, die das Akkordeon in
seinem harmonischen Klanggeflecht
transportiert.

(Text von Meryl Kureekal)

(*1989, Tegucigalpa, Honduras) lebt
und arbeitet zwischen Honduras und
ZUrich, CH.




Anita Kuratle

Voices (Documenta fifteen), 2023
Papierschnitt

720 x 240 cm

Die weisse Wand ist so dicht

mit schwarzen Linien bedeckt,

dass sie beinahe zu einer Flache
zusammenwachsen. Eine Wand
voll Gekritzel, chaotisch, unleserlich
und Ubereinandergeschichtet. Ein
visuelles Gemurmel. Je langer man
sich jedoch Zeit nimmt, desto mehr
scheinen sich die feinen Linien zu
entwirren. Es gelingt, einzelne Stellen
zu entziffern und Stimmen deutlicher
zu horen. Man tritt naher heran, zoomt
hinein, taucht tiefer. Ein Universum
von Aussagen und Inhalten entfaltet
sich: kleine Zeichnungen, Symbole,
Buchstaben, Notizen.

Anita Kuratle sammelt Kritzeleien:
aus alten Schulheften, von
Testblattern in Schreibwaren-
geschaften, Uberreste aus dem
Altpapier oder von Notizblocken,
die von langen Telefongesprachen
zeugen.

Die Fundstlicke Ubersetzt die
Klnstlerin in eine dreidimensionale
Form. Dabei arbeitet sie mit
verschiedenen Materialien: Papier,
Keramik, Kunststoff, Gips.

Die einzelnen Handschriften,
Schwinge und Tempi bleiben
sichtbar und werden durch die
verschiedenen Materialien noch
verdeutlicht. Die unterschiedlichen
Stimmen, erklingen — von der
Klnstlerin zu einem visuellen Chor
arrangiert — in unseren Kopfen beim
Betrachten des Werkes Voices.

Man kann sich in dieser Wand voller
Geschichten und Erzahlungen
verlieren, wie in einem langen
Telefongesprach mit einer
nahestehenden Person, in dem man
unmerklich von einem Thema ins
nachste rutscht.

(Text von Meret Glausen)

(*1967 in Kreuzlingen, CH) lebt und
arbeitet in Basel, CH.

Giacomo Santiago Rogado
Room for Intuition, 2023
Mischtechnik auf Baumwolle

450 x12 m / variabel

Coalescence, 2020
Acryl und Ol auf Baumwolle
100 x 70 cm

Die Bildsprache von Giacomo
Santiago Rogado ist frei von
raumzeitlichen Koordinaten und
erkennbaren Objekten. Seine Werke,
meist installativ realisierte Gemalde,
zeigen evokative Formen, die als
Partikel, FlUssigkeiten, elementare
Lebensformen oder Planeten, Sterne
oder Galaxien erscheinen. Es entsteht
ein Gefuhl von Widerspruchlichkeit
und Transparenz, von Durchdringung
und Uberschneidung, von Konsonanz
und Resonanz.

«Das Uberfliissige weglassen, um
das Wesentliche zu finden» — das ist
das poetische Credo, das Rogado
uns vor Augen fuhrt. Analog dazu tut
Rogado beim Malen nichts anderes
als «einfach nur malen». Es gibt

keine VorUberlegungen, kein Projekt
und kein vorgefertigtes Wissen, die
Praxis wird mit Ausgeglichenheit und
Ausdauer als eine paradoxerweise
blinde Ubung des Malens ausgefiihrt.
In seinem Werk Room for Intuition
ubertragt er den Akt des Malens

in Teilen auf die Materialien seiner
Arbeiten. Es handelt sich um
eigenstandige Arbeiten, in denen
sich seine selbst entwickelten
Techniken vermischen und neuartige
Malereikombinationen generieren.

Die mit Farbbadern in einem
Zusammenspiel von Zufall und
Komposition geschaffenen Werke
beeindrucken durch ihre unmittelbare
Wirkung.

Die Baumwollticher saugen in einem
langsamen Trocknungsprozess

die Farben auf, die der Kinstler in
Behalter hineintropfelt. Die Tropfen
bllihen auf den Stoffen zu prachtigen
bunten Formen aus. Das Arbeiten ist
ein Dialog zwischen Impulsgeben,
Beobachten, Entstehen und
Reagieren.

Giacomo Santiago Rogado geht bei
seinen Arbeiten ausserst einfihlsam
mit Licht und Raum um. Dieses
Interesse spiegelt sich nicht nurin
seinen Gemalden, sondern auch in
deren reflektierten Platzierung.
Affektiv, mediativ, kontemplativ — so
|asst sich das Betrachten mit dem
Werk von Giacomo Santiago Rogado
beschreiben, und es ist zugleich ein
Erfassen des eigenen Seins im Raum.
(Text von Meryl Kureekal)

(*1979, Luzern, CH) lebt und arbeitet
in Basel, CH und Berlin, DE.

EN




Stefan Auf der Maur
Human Legacy, 2019-2023
Ol auf Plastiksack

Masse variabel

Stefan Auf der Maur beschaftigt

sich mit einem alltaglichen, aber
symbolischen Objekt unserer
Wegwerfgesellschaft: mit dinnen
Plastiksacken. Diese Sacke, leicht und
transparent, sind ein weit verbreitetes
Bild in unserer Umwelt und werden oft
achtlos weggeworfen. Der Kinstler
gibt diesem achtlos weggeworfenen
Material neues Leben, indem er es mit
schnellen und prazisen Pinselstrichen
zum Leben erweckt. Auch Tiere
gehoren zu seinen bevorzugten
Motiven in seinem vielschichtigen
malerischen Werk.

2018 hielt sich der Kunstler zu

einem Arbeitsaufenthalt in Panama
auf, was ihn zu einer Serie von
Vogelbildern inspirierte. Auf fragile
Plastiksacke, die oft in lebhaften
Farben erscheinen, malte er
faszinierende, bunt schillernde Vogel.
Dieser Bildtrager dient nicht nur als
visuelles Bindeglied zu seinem Thema
«Luftbewohner», sondern weist auch
auf die Fluchtigkeit und das mogliche
Aussterben vieler Vogelarten hin, die
durch menschlichen Einfluss bedroht
sind. Vermullung, Unachtsamkeit
gegenuber der Natur, Klimawandel
klingen hier als Themen nach.

Stefan Auf der Maurs malerisches
Werk offenbart die Fragilitat der Natur
und erforscht die Wechselwirkungen

zwischen Mensch und Umwelt. Dabei
bedient sich der Kiinstler oftmals
nicht nur der Olmalerei, sondern

auch plastischer Techniken und
Zeichnungen.

(Text von Meryl Kureekal)

(*1979, Luzern CH) lebt und arbeitet
in Bonn, DE.

Florina Lein3

pic190.23 double douse, 2023
Graphit auf Wand

Masse variabel

Florina LeinB entfaltet in ihren
Kunstwerken ein Spiel mit diversen
Materialien. Dabei spielt die
jeweilige Wahl eine entscheidende
Rolle, sei es Lack, Graphit, Olfarbe
oder Dispersionsfarbe. Jedes
Material verleiht ihnren Arbeiten

eine einzigartige Haptik und

ruft unterschiedliche visuelle
Empfindungen hervor. Lein3’
Hauptinteresse liegt dabei auf der
Wechselwirkung zwischen dem
Material und der Wahrnehmung
desselben auf das Gegendiber.

In ihrem kreativen Prozess spielt
die Intuition eine bedeutende

Rolle. Rationales Uberlegen fliesst
ebenso in den Prozess ein, wie
spontanes Agieren und emotionales
Reagieren, wodurch ihre Werke

aus einer ratselhaft abstrakten

und dennoch seltsam vertrauten
Art entstehen. Ein Beispiel dafur

ist ihr Werk pic179.21transient, in
dem sich flachige Linienbahnen

an der Wand entlangziehen. Hier
offenbart sich eine grundlegende
Geste des reichhaltigen Repertoires
der Kinstlerin. Abstrakte Formen
zwischen Zeichnung und Malerei
ergeben eine eigene Formensprache,
die eng mit einer bestimmten
Farbwelt verbunden ist. Diese bildet
die Grundlage flr unterschiedliche
Neukombinationen in ihren Gemalden
und Rauminstallationen.

Die Fluchtigkeit, die auch in der
temporaren Natur ihrer Wandarbeiten
nach der Ausstellung zum Ausdruck
kommt, harmoniert bemerkenswert
mit ihrem kdnstlerischen Schaffen.

In ihrer Arbeit fir das Kunsthaus
Baselland hat sie beispielsweise
Graphitpulver verwendet, das eine
schimmernd silbergraue Oberflache
erzeugt. Dieses Werk entstand

in der Interaktion zwischen zwei
digitalen Zeichnungen, wobei diese
sich gegenseitig beeinflussten und
inspirierten. Nun wird die Arbeit fur
die Dauer von einigen Wochen fest
mit den Wanden und dem Raum des
Kunsthaus Baselland verbunden sein
—ihn pragen und verandern.

(Text von Meryl Kureekal)

(*1984, Freudenstadt, DE) lebt und
arbeitet in Stuttgart, DE.




Laura Mietrup und

Robin Michel

Basement Hum, 2022

Karton, Holz, Dispersion, PVC Rohren,
Arduino, Ventilatoren, Hubmagnete,
Flaschen, Zither, Melodica

Masse variabel

In der Arbeit Basement Hum
zeigen Laura Mietrup und Robin
Michel Klangskulpturen, die durch
das Summen von Strom- und
Laftungsschachten inspiriert
sind. Die Skulpturen sind durch
ein Rohrensystem miteinander
verbunden, das gleichzeitig eine
Zeichnung im Raum bildet und
sich zusammen mit den Klangen
der Skulpturen durch den Raum
ausbreitet. Diese Klange werden
elektromechanisch erzeugt,
indem beispielsweise Ventilatoren
Glasflaschen anblasen, eine Zither
von kleinen Motoren gespielt oder
eine Metallschale mechanisch
angeschlagen wird.

Basement Hum ist das Ergebnis eines
gemeinsamen Interesses, industrielle
und architektonische Elemente
kunstlerisch zu interpretieren. Es zeigt
einen Ausschnitt der Arbeit, die als
raumfullende Installation realisiert
wurde und zugleich nochmals die
grosse Soloschau von Laura Mietrup
im Kunsthaus Baselland 2022 in
Erinnerung ruft.

(Text von Meryl Kureekal)

Laura Mietrup (*1987, Rheinfelden,
CH) und Robin Michel (*1988, Liestal,
CH) leben und arbeiten in Basel

Claudia Gutiérrez Marfull
Translucent rocks, 2023
Nylonfaden und Tull
200x120x12¢cm

Durchscheinende Strukturen haften an
der Wand und schichten sich, zart und
fragil Ubereinander; einzelne Formen,
die sich zu einem Ganzen verbinden.
Sie wirken lebendig, als kbnnten sie
wachsen und sich langsam Uber

die Wand und den ganzen Raum
ausbreiten.

Claudia Gutiérrez Marfull beschaftigt
sich mit urbanen Unorten und
Zwischenraumen, die wenig
Beachtung finden und denen keine
Bedeutung zugemessen wird.

Die Kunstlerin setzt Stadtelemente im
Zustand der Auflosung aus textilen
Materialien um. Der Gegensatz der
dargestellten Harte zur Weichheit und
Haptik von Tull und Nylonfaden fallt
im Werk Translucent rocks besonders
auf und wird auch im Titel wieder
aufgenommen. Die Arbeit entstand
bei Streifziigen durch Basel, auf
denen der Kunstlerin der permanente
Zustand der Umgestaltung der Stadt
auffiel: Baustellen und aufgerissene
Strassen, die den Blick auf das Innere,
auf rohes Material freigeben: Schutt,
Sand, Erde, Stein. Die gegensatzliche
Gestik von Handarbeit — einerseits
mit sperrigem Material auf einer
Baustelle, andererseits mit fliessenden
Textilien — vereint die Kunstlerin wie
selbstverstandlich in ihrem Werk und
schafft eine Verbindung zwischen
dem Vorubergehenden und dem
Dauerhaften, dem Zarten und dem
Groben.

Translucent rocks konnte hier, am
Ort der Ausstellung im Kunsthaus
Baselland, einem Anfang und
Ende zugleich entsprechen: eine
Erinnerung an die Mauern des
aktuellen Standorts des Kunsthaus
Baselland und zugleich ein
Grundstein, ein Fundament fur
etwas Neues, das auf dem Dreispitz
entsteht.

(Text von Meret Glausen)

(*1987, Santiago, CL) lebt und arbeitet
in Basel, CH.




Sara Gassmann
Dreamcity, 2021

Acryl, Tusche auf Baumwolle
130 x 160cm

Indiana, 2021
Acryl, Tusche auf Baumwolle
120 x 120 cm

la famiglia, 2021
Acryl, Tusche auf Baumwolle
130 x 160cm

Hevea, 2021
Acryl, Tusche auf Baumwolle
140 x 120 cm

Fingers pointing to the sun 8, 2022
glasierte Keramik
17 x28%x 14 cm

Fingers pointing to the sun 6, 2022
glasierte Keramik
19x43x1cm

In Farben, Formen und Gedanken,
die in einer bezaubernden Symbiose
verschmelzen, tauchen die Werke
von Sara Gassmann auf. Die
Klnstlerin erkundet die Grenzen

der bildlichen Realisierung in den
Medien Zeichnung, Malerei und
Plastik. Gassmanns Werke sind

eine kihne Reise durch das Reich
der Farben und Formen, die nicht
nur einzelne Gemalde umfassen,
sondern sich zu wandelbaren
raumlichen Installationen vereinen.
Hier geht es nicht nur um das, was
auf der Leinwand erscheint, sondern
auch um die Raume dazwischen,

die den Betrachter*innen auf eine
Reise der subtilen Reibungen und
bewegten Gedanken mitnehmen. Die
Farbkombinationen sind einfuhlsam
und beunruhigend, und die
Pinselspur ist immer sichtbar und legt
den Prozess offen. Transparenz und
Schichten werden eingesetzt.

Sara Gassmanns Kunstwerke
erinnern an vertraute Motive,

doch sie sind nicht blosse Kopien
oder Imitationen. Die Kinstlerin
verfuhrt die Betrachter*innen dazu,
Uber die Grenzen des Gewohnten
hinauszudenken und die Kunst

in ihren Werken zu erleben — wie
eine poetische Syntax in einem
Gedicht, wo Raum fur individuelle
Interpretationen und Bewegung
zwischen den Zeilen bleibt.

So sind Gassmanns Werke wie
Gedichte, in denen Worter auf das
Wesentliche reduziert sind und
durch ihren Rhythmus und Klang
eine einzigartige Sprache sprechen.
Hier gibt es keine klare lineare
Erzahlstruktur, sondern es bleibt
Raum fur die Freiheit des Denkens
und die Schénheit des Ungewissen.
Die Kunst von Sara Gassmann wird
nicht nur gesehen, sondern auch
geflhlt und gedacht.

(Text von Meryl Kureekal)

(*1980, Dagmersellen, CH) lebt und
arbeitet in Basel und Bern, CH.

Amélie Bargetzi

La ot nous sommes, 2019-2020
Film

35'41"

Fos-sur-Mer, Frankreich

Die kleine Stadt Fos-sur-Mer in der
Provence, zwischen dem Rhone-
Delta und der Camargue gelegen,
verflgt Gber viel Charme und ein
grosses Angebot an sportlichen
Outdooraktivitaten. Seit den 1970er-
Jahren ist Fos-sur-Mer ausserdem
eines der grossten Industriegebiete
Europas. Mehr als 200 Fabriken
stehen in der einst von Uppiger
Natur gepragten Landschaft, 80°‘000

Menschen arbeiten auf dem Gelande.

Das Verhaltnis der Anwohnenden
zur Industrie ist gespalten. Sicherlich
bringen die Fabriken Arbeitsplatze
und Geld in die Region. Gleichzeitig
zerstoren sie aber die Natur,
verschmutzen die Luft und das

Meer. In der Umgebung fallt eine
Haufung chronischer Krankheiten
auf sowie ungewohnlich viele
Krebserkrankungen.

Amelie Bargetzi portratiert diese
Beziehung zwischen der Industrie
und den Bewohner*innen von Fos-
sur-Mer in ihrem Film La ot nous
sommes. Die Kinstlerin macht Bilder,
ohne zu bewerten. In der Arbeit
kommen zwei Protagonist*innen zu
Wort, welche deutlich werden lassen,
wie gespalten das Verhaltnis der
Menschen zur Industrie ist:

Die einen sind zufrieden und nehmen
die Fabriken schon fast gar nicht
mehr wahr.

Die anderen erwarten, dass die
Industrie sich fur die Gesundheit
der Arbeitnehmenden und gegen
Umweltverschmutzung einsetzt.
Gegensatze ziehen sich auch durch
die Bilder in Bargetzis Film: Kinder
spielen am Strand — hinter ihnen,
nur ein paar Meter entfernt, stehen
grosse Tanks, in denen Ol gelagert
wird. Im Vordergrund herrscht
frohliches Jahrmarkttreiben — dahinter
schiesst eine riesige Flamme aus
einer hohen Fackel in den Himmel.
Alles scheint ambivalent. Bargetzis
Werk vereint beide Seiten auf

eine zuruckhaltende, aber scharf
beobachtende Weise.

(Text von Meret Glausen)

(*1994, Genf, CH) lebt und arbeitet in
Zurich, CH.




Anastasia Paviou

Me Without U, 2022

Ol, Wasser, Gesso auf Leinwand
200 x 200 cm

Fur Anastasia Pavlou heisst ein
Kunstwerk zu machen Raum zu
schaffen — Raum flr Gedanken,
Geflhle, Projektionen. Auf der einen
Seite ist der Raum geflllt mit Ideen
der Kunstlerin. Auf der anderen

Seite kann der Raum von den
Betrachtenden mit eigenen Gedanken
und Empfindungen gefullt werden.
Malerei ist dabei ihr Medium. Der
schwarze, unergrindliche Raum
etwa hinter der grossen Krahe
scheint unendlich Platz daflir zu
bieten. In den unterschiedlichen
Nuancen und Schichten von Schwarz
fullt die grosse Figur beinahe die
ganze Leinwand aus. Fast wirkt

sie etwas dUster, die Malerei von
Anastasia Pavlou. Auch der Titel Me
without U suggeriert zunachst eine
Abwesenheit — jemand scheint zu
fehlen. Auch der Vogel ist anwesend
und gleichzeitig abwesend,
verschwindet im Dunkel der
Farbschichten. Je nach Blickwinkel
wird er eins mit dem Hintergrund.

Ist eine Stelle klar erkennbar, 10st

sich eine andere auf. Die Krahe ist

so sichtbar, ahnlich wie man eine
Sternschnuppe aus dem Augenwinkel
sieht. Richtet sich der Blick direkt
darauf, verschwindet sie in den Tiefen
des Nachthimmels. Genauso scheint
es sich mit der Krahe zu verhalten.
Sie 16st ein Gefuhl aus. Beim Versuch,
direkt zu erkennen, was die Malerei

erzahlt, wird sie unscharf und scheint
zu verschwinden. Es bleibt eine vage
Ahnung, ein Nachklang dessen,

was eben noch greifbar schien.

Die Kunstlerin interessiert sich fur
Gedanken und ldeen, genauer gesagt
fur deren Formen: Gedanken konnen
dick oder dunn sein, sie kdnnen

wie ein Tunnel zu etwas hinflhren
oder sich wie die Leere einer Lucke
anfuhlen. Diese Morphologien stehen
im Mittelpunkt der Arbeitsweise von
Anastasia Paviou und werden oft

in formalen Aspekten ihrer Arbeit
sichtbar. Die Klnstlerin arbeitet
schnell und viel. Die intensiven
Arbeitsphasen wechseln sich

jedoch mit langen Zeitabschnitten
des Nichtstuns, des Denkens und
Schauens ab. Das ist einer der
Grinde, warum Zwischenraume sie
so sehr beschaftigen. Sie lassen
Platz fur neue Gedanken und ldeen,
die sich wiederum durch Malerei in
Formen Ubersetzen lassen.

(Text von Meret Glausen)

(*1993, Athen, GR) lebt und arbeitet in
Basel, CH und Athen, GR

Strecken als personliche Notiz,
notiert Orte, an denen er war, und
schreibt manchmal Koordinaten
dazu. Die Formen der Flusslaufe
werden aus Metallplatten gefrast und,
zusammen mit den Zeichnungen,

in Plexiglasboxen gesammelt.

Es entsteht so ein Archiv mit
Tagebuchcharakter, eine personliche
Erinnerungschronik entlang von
Flusslaufen.

(Text von Meret Glausen)

Dadi Wirz

86 Rivers, 2020-2021
Farbstift-Zeichnungen auf Karton
je28x15cm

Ein Fluss ist standig in Bewegung.
Das Wasser fliesst unaufhaltsam,
bahnt sich seinen Weg und kommt
auf seiner Reise zum Meer an vielen
verschiedenen Orten vorbei. Immer
auf Reisen sein — ein Sinnbild flr den
Kinstler Dadi Wirz selbst.

Dadi Wirz wurde 1931 in Papua-
Neuguinea geboren. In seiner
Kindheit und Jugend bereiste er auf
den Forschungsreisen seines Vaters
unzahlige Orte in der Stdsee und
kehrte als Erwachsener mehrmals
nach Papua-Neuguinea zurlck. Als
Klnstler lebte er zunachst in Marokko,
dann in Portugal und England, bis

er sich schliesslich in Reinach im
Baselbiet niederliess.

Die vielen Reisen, die er
unternommen hat, und die vielen
Orte, die er gesehen und an denen
er gelebt hat, thematisiert Dadi Wirz
in seinen Arbeiten. 86 Rivers ist

ein Selbstportrat, das alle Flisse in
sich versammelt, die der Kunstler

in seinem langen, reisefreudigen
Leben besucht hat. Die Arbeit kann
auch als persdnliches geografisches
Archiv gelesen werden. Machtige
Strome wie der Nil, aber auch Flisse
mit regionaler Bedeutung, wie die
Birs, vereinen sich im Werk zu einem
Strom der Erinnerungen. Dadi Wirz
wahlt Teile der Flusslaufe aus, die
durch einen interessanten Verlauf
hervorstechen. Er zeichnet diese

(*1931, Muttenz, CH) lebt und arbeitet
in Reinach, CH.




Jan Hostettler
Durchsage, 2022
Metall
15x5x0.2cm

A, 2022
Holz, Metall
78 x22 x6.Ccm

Jan Hostettler integriert in seine
Arbeiten Eindricke und Fundsticke
aus seinen eigenen Recherchen

- oftmals zu Fuss, in Form von
ausgedehnten Spaziergangen und
Wanderungen. Er nutzt unterwegs
oder in Archiven, Museumsdepots
oder Nachlassen gefundene Objekte
als Arbeitsmaterial und verleiht
ihnen dadurch eine neue Gestalt.
Dabei zersetzt er beispielsweise
Holzskulpturen in Pigmente fur
seine Malerei und bringt sie auf der
Leinwand in eine neue Prasenz.
Vermeintlich bekannte Gegenstande
verschiebt er in ungewdhnlichen
Situationen und Kontexte. Auf diese
Weise hinterlasst der Kunstler sowohl
sichtbare als auch unsichtbare
Spuren durch die Verwendung von
Material, die Kontextualisierung von
Orten und die Transformation von
Objekten.

Bei der Arbeit A entsteht aus einer
Axt, die der Klnstler gefunden und
restauriert hat. Auf den zweiten
Blick wird deutlich, dass diese Axt
kein Holz spalten kann, da ihre
scharfe Klinge fehlt. Stattdessen
tragt sie den Buchstaben «A», der
an ein Brandzeichen erinnert. Das
Objekt spielt mit den Erwartungen

des Publikums, und gleichzeitig
hinterlasst die Aktion seine eigene
Marke am ausgestellten Ort.

Das aus Metall gefertigte Werk
Durchsage erweckt die Neugier

der Besuchenden. Ein Sageblatt

ragt aus ihm zur Halfte heraus. Das
Gegenuber wird sich fragen, ob der
Schnitt weiterfihrt oder gestoppt
wurde. Der Titel spielt auf subtile
Weise mit unserer Alltagssprache und
eroffnet Raum flr Interpretationen.
Jan Hostettler verdeutlicht, was kleine
sprachliche Verschiebungen fur
mitunter groBe Auswirkungen haben
kdnnen. Ebenfalls ist zu erkennen,
dass selbst geringflgige Eingriffe im
Raum in der Lage sind, das gesamte
Haus zu verandern.

(Text von Meryl Kureekal)

(*1988, Solothurn, CH) lebt und
arbeitet in Basel und Solothurn, CH.

Jan Hostettler
Durchsage, 2022
Metall

15 x5x0.2cm

A, 2022
Holz, Metall
78 x 22 x6.Ccm

Jan Hostettler integriert in seine
Arbeiten Eindricke und Fundsticke
aus seinen eigenen Recherchen

- oftmals zu Fuss, in Form von
ausgedehnten Spaziergangen und
Wanderungen. Er nutzt unterwegs
oder in Archiven, Museumsdepots
oder Nachlassen gefundene Objekte
als Arbeitsmaterial und verleiht
ihnen dadurch eine neue Gestalt.
Dabei zersetzt er beispielsweise
Holzskulpturen in Pigmente fur
seine Malerei und bringt sie auf der
Leinwand in eine neue Prasenz.
Vermeintlich bekannte Gegenstande
verschiebt er in ungewdhnlichen
Situationen und Kontexte. Auf diese
Weise hinterlasst der Kunstler sowohl
sichtbare als auch unsichtbare
Spuren durch die Verwendung von
Material, die Kontextualisierung von
Orten und die Transformation von
Objekten.

Bei der Arbeit A entsteht aus einer
Axt, die der Klnstler gefunden und
restauriert hat. Auf den zweiten
Blick wird deutlich, dass diese Axt
kein Holz spalten kann, da ihre
scharfe Klinge fehlt. Stattdessen
tragt sie den Buchstaben «A», der
an ein Brandzeichen erinnert. Das
Objekt spielt mit den Erwartungen

des Publikums, und gleichzeitig
hinterlasst die Aktion seine eigene
Marke am ausgestellten Ort.

Das aus Metall gefertigte Werk
Durchsage erweckt die Neugier

der Besuchenden. Ein Sageblatt

ragt aus ihm zur Halfte heraus. Das
Gegenuber wird sich fragen, ob der
Schnitt weiterfihrt oder gestoppt
wurde. Der Titel spielt auf subtile
Weise mit unserer Alltagssprache und
eroffnet Raum flr Interpretationen.
Jan Hostettler verdeutlicht, was kleine
sprachliche Verschiebungen fur
mitunter groBe Auswirkungen haben
kdnnen. Ebenfalls ist zu erkennen,
dass selbst geringflgige Eingriffe im
Raum in der Lage sind, das gesamte
Haus zu verandern.

(Text von Meryl Kureekal)

(*1988, Solothurn, CH) lebt und
arbeitet in Basel und Solothurn, CH.




Jonas Beile und

Sugano Matsusaki

GMT+9, 2022
1-Kanal-Videoinstallation (29'13"),
Textilfarbe und Acryl auf Leinwand
je40x50cm

Jonas Beile und Sugano Matsusaki
inszenieren mit GMT+9 ein
nuanciertes Portrat zweier japanischer
Frauen. Die Protagonistinnen
entfliehen den gesellschaftlichen
Zwangen in ihrem Heimatland, um
ein gemeinsames Leben in Berlin

zu beginnen. In GMT+9 wird die
japanische Zeitzone, wie der Titel
bereits suggeriert, zur Metapher fur
diesen nicht immer reibungslosen
Ubergang zwischen Lebenswelten,
Kulturen und Zeitrechnungen.

Ein ergreifender Moment in diesem
Film zeigt, wie eine der Frauen die
andere beschuldigt, ihren Korper und
Geist auf die japanische Zeit (GMT+9)
einzustellen. Diese emotionale
Erzahlung entfaltet sich durch
geschicktes Schneiden von Interviews
und Erzahlungen aus der Sicht der
Protagonistinnen. Jonas Beile und
Sugano Matsusaki erschaffen dabei
einen fiktionalen Rahmen, der Raum
fur unangenehme, vielleicht auch
verdrangte Gedanken lasst - jene
Gedanken, die oft im Verborgenen
bleiben.

Auch nach langjahrigem Aufenthalt
an ihrem neuen Wohnort fihlen

sich diese Menschen immer

noch wie Fremde. Heimatlos. Der
Freiheitsbegriff in den westlichen
Metropolen erfordert eine standige
Betonung der eigenen |dentitat.

Trotz der veranderten physischen
Umgebung bleiben sie fest in ihrer
eigenen Perspektive verankert. Der
Lebensrhythmus der beiden Frauen
lauft auseinander, wodurch ihre
verschiedenen sozialen Hintergrinde
deutlicher zutage treten. Die
Protagonistinnen teilen mit uns ihre
Geflhle und beleuchten Themen
wie Scham, Verborgenheit und

die Herausforderungen, sich so zu
entfalten, wie sie es sich ersehnen.
Doch das Ideal der Offenheit lastet
wie ein unaufhorlicher unbewusster
Druck auf ihnen. Denn Berlin

zeigt sich nicht immer als der
ertraumte Sehnsuchtsort, und die
angestrebte Freiheit muss in der
Realitat den harten Gesetzen der
Selbstbehauptung weichen.

(Text von Meryl Kureekal)

Jonas Beile (1985, Freudenstadt,

DE) und Sugano Matsusaki (1992
Okinawa, JP) leben und arbeiten in
Berlin, DE.

Julie Luzoir Kinstler*innen und Besuchenden,
La solitude des foules, 2023 auf alle, die das Kunsthaus Baselland
Papier unterstiutzt, es mitgetragen, sich
Masse variabel fur die Institution eingesetzt und
sich eingebracht haben. Ausblick
auf einen grossen Neubeginn

in einem neuen Zuhause, mit all
jenen, die den Weg bisher mit dem
Kunsthaus Baselland gegangen
sind. So werden hoffentlich in
Zukunft noch mehr Geschichten

im Kunsthaus zusammenkommen
und die Menschenmenge auf dem
Papierteppich weiterwachsen lassen.
(Text von Meret Glausen)

Weisse Papierbahnen bedecken
den Fussboden. Sie breiten sich
Ubereinander aus, quellen Uber die
Balustrade und erobern den Raum.
Hunderte von kleinen gezeichneten
Personen tummeln sich auf dem
weissen Papier. Viele stehen fur
sich allein, Interaktionen finden

nur subtil und vereinzelt statt.
Zusammengehalten werden sie
durch die langen Papierstreifen, als
Gruppe formiert und vereint. Die
Zeichnungen von Julie Luzoir haben
eine performative Dimension. Die
Kdnstlerin nutzt die Zeichnung als
Mittel, um Verbindungen zwischen
Menschen und kollektive Erfahrungen
zu schaffen. La solitude des foules
ist ursprunglich aus der Einsamkeit
entstanden, die die Corona-Krise flr
viele mit sich brachte. Auf einmal
fanden sich viele Menschen isoliert,
allein, von ihren sozialen Kontakten
abgeschnitten wieder. Dieses
Gefuhl der Isolation illustrieren

die unzahligen Charaktere auf den
unendlichen Papierbogen.

Jetzt, im Kunsthaus Baselland,
bekommt die Arbeit von Julie Luzoir
eine zusatzliche Ebene: Anstatt
Isolation symbolisiert sie eine
Gemeinschaft. Eine Verbundenheit,
die sich durch das und im
Kunsthaus Baselland manifestiert.
Die Installation ist Rtckblick und
Ausblick zugleich: Rickblick auf alle

(*1986, Reims, FR) lebt und arbeitet in
Strassburg, FR.




Kathrin Siegrist

U (For The Nights Of The Smiling
Moons), 2023

Nylon

ca.6.5x6.5x4.85cm

Skizzen, Dokumente & Display, 2023
Diverse Materialien
Masse variabel

Direkt unter der Lichtdecke des
Kunsthauses schmiegen sich weiche
Pastellfarben aneinander und formen
ein organisches Gebilde. Es mag an
eine Qualle erinnern, die schwerelos
in den Tiefen des Meeres treibt, die
hangenden Faden die Tentakel. Die
Arbeit U (for the Nights of The Smiling
Moons) ist in Resonanz zu The Nights
of the Smiling Moons entstanden,
eine Veranstaltungsreihe des Institut
Kunst Gender Natur der HGK Basel

in der Fondation Beyeler. In diesem
Kontext wurde Kathrin Siegrist durch
Workshops und performative Beitrage
verschiedener Kunstler*innen
aktiviert.

Siegrist erforscht in ihren Arbeiten die
Praxis der Malerei: Kann sich Malerei
auf einen Raum beziehen, der nicht
nur Oberflache oder Architektur ist,
sondern in der der Raum den Korper
darstellt? Wie konnen sich Pigmente
im Raum materialisieren? Die Idee von
Malerei als bewegte und intra-aktive
Schnittmenge zeigt die Kinstlerin im
Kunsthaus Baselland als Methode,
die sie «aktive Malerei» nennt. Eine
Auswahl von Entwurfsskizzen,
Dokumentationsfotografien
vergangener, performativer

Aktivierungen sowie Skizzen
erganzen die Installation und
verbinden sich mit ihr zur Vision.
Zusammengenaht aus
Notgleitschirmen, leicht, aber
widerstandsfahig, nehmen die Stoffe

in sanften Farben den Raum in Besitz.

Gleichzeitig generiert die Arbeit
Raum, der durch die hangenden
Faden definiert wird. Indem sich
unsere Korper zum weichen Gewebe
in Beziehung setzen, werden auch
Grossenverhaltnisse hinterfragt.
Somit verhandelt Siegrist einen
neuen Raum, der potenziell einen
gemeinschaftlichen Prozess neu
definieren kann. Die Arbeit bietet die
Moglichkeit sich zu versammeln, zu
begegnen, zu erfahren — kurzum:
einen Ort zu schaffen, um anwesend
Zu sein.

(Text von Meret Glausen)

(*1984, Basel, CH) lebt und arbeitet in
Basel, CH.

Matthias Huber
GELB, 2022

Acryl auf Holz

110 x 74cm

OHNE TITEL, 2022
Wandtafelfarbe und Acryl auf Holz
92 x 76cm

OHNE TITEL, 2023
Acryl auf Holz
95 x 73cm

OHNE TITEL, 2023
Wandtafelfarbe und Acryl auf Holz
140 x 140 cm (2-teilig)

OHNE TITEL, 2023
Aktivkohle und Acryl auf Holz
117 x 85cm

OHNE TITEL, 2012
Acryl auf Holz
90 x 75cm

OHNE TITEL, 2014
Acryl auf Holz
80 x 60cm

OHNE TITEL, 2023
Aktivkohle und Acryl auf Holz
85 x117cm

Matthias Hubers Malereien scheinen
sich in einem Zustand zu befinden,
bevor Malerei Uberhaupt anfangt.
Der Kinstler beschaftigt sich mit
Fragen der Bildfindung. Dabei konnen
die Sujets abstrakt, figurlich oder
konkret sein oder auch wie Farb- und
Formstudien wirken. Die Bildfindung
an sich und Fragen, welche diesen
Prozess begleiten, werden in seiner
Arbeit zur Hauptsache, treten

an uns Betrachtende heran und
entlarven unsere Erwartungshaltung
und Ansprlche gegeniber einem
Gemalde.

Der Klnstler arbeitet oft an
mehreren Bildern gleichzeitig, was
es ihm erlaubt, die Arbeit an einem
Bild zu unterbrechen und sich
einem anderen zu widmen. Diese
Unterbrechungen nutzt Matthias
Huber, um in abgebrochene Ablaufe
und Zustande neu einzugreifen, zu
korrigieren und andere Richtungen
einzuschlagen. Die Bilder werden

in seinem Atelier nahezu zu
Bauelementen, die er immer

wieder umordnet und in neuen
Kombinationen zusammenstellt
—eine Art soziales System, in

dem vermeintlich schwache

von vermeintlich starken Bildern
getragen werden und die Werke ihr
Krafteverhaltnis untereinander Uber
die Zeit selbststandig verandern.
Die konstante Offenheit fur neue
Kombinationen, das Ausprobieren
und Immer-wieder-neu-Denken

hat etwas Spielerisches, das sich
auch im Charakter der Bilder und in
ihrer Prasentation widerspiegelt: Oft
stellt Matthias Huber Werkgruppen
aus unterschiedlichen Formaten



zusammen, auf Nagel gestellt
oder an die Wand gelehnt. Durch
diese Mobilitat wird das Spiel
vom Atelier des Kinstlers in den
Ausstellungsraum transportiert,
in dem es sich in den Kopfen der
Betrachtenden fortsetzen kann.
(Text von Meret Glausen)

(*1980, Bottmingen, CH) lebt und
arbeitet in Basel, CH.

Noemi Pfister

Ohne Titel, 2021

Le Ali della Liberta, 2021
Omaggio alle Mondine, 2020
Invasione di Locuste, 2023

L’ Annunciazione, 2021
Colazione sull'‘Erba, 2021

je Kugelschreiber auf Papier
je 50 x 60 cm (gerahmt)

Eine Serie von Zeichnungen,
entstanden mit Kugelschreiber

und Bleistift. Das kleine Format
fordert Intimitat. Man muss die
Arbeiten aus der Nahe betrachten,
um zu erkennen, was sie erzahlen:
Die Tierszenen konnten aus einer
Sage stammen. Wir alle kennen
Geschichten, in denen Tiere die
Hauptrollen spielen und die meistens
mit einer eindeutigen Moral hinterlegt
sind. Bei naherem Betrachten wird
hinter den Marchenszenen die
Gegenwart spurbar: Die beiden
Kinder unter dem Baum tragen Crocs,
die Blumenfee Turnschuhe. Und doch
gibt es Unbekanntes in jedem Bild, in
jeder Zeichnung.

Die Zeichnung Omaggio alle
Mondine tragt die Datierung 1. Mai
2084. Ein Ausblick in eine dUstere
Zukunft: Seltsame Mischwesen
sammeln angestrengt Halme aus
dem kniehohen Wasser, wahrend

ein Frosch die Arbeit musikalisch
begleitet. Der Titel der Zeichnung
bezieht sich auf ein Ereignis aus

der Vergangenheit: Mondine waren
Arbeiterinnen, die im spaten

19. Jahrhundert in der italienischen
Po-Ebene der anstrengenden Arbeit
des Reispfluckens nachgingen.

Noemi Pfister komponiert

alternative Welten, die jedoch

auf Fragestellungen unserer
Vergangenheit und Gegenwart
aufbauen: Unter welchen
Bedingungen werden wir leben,
welchen Arbeiten werden wir
nachgehen? Werden die Grenzen
zwischen den Arten im Jahr 2084
noch dieselben sein? Welche

Arten von Gemeinschaften wird

es geben? Die KUnstlerin sieht
zwischen dem Streben des
Menschen nach Fortschritt und
wirtschaftlichem Wachstum sowie
sozialer Ungerechtigkeit und der
Veranderung biologischer Systeme
einen direkten Einfluss. Mit ihren
Arbeiten illustriert und kommentiert
sie mogliche Parallelwelten, die
unserer zwar ahnlich sind, die aber zu
unterschiedlichen Zeitpunkten andere
Richtungen eingeschlagen und
andere Narrationen entwickelt haben.
(Text von Meret Glausen)

(*1991, Locarno, CH) lebt und arbeitet
in Allschwil und Basel, CH

FR




Paula Santomé
Ecdysis, 2023

Aluminium
je20x30cmund10x 15cm

Paula Santomé erforscht seit
Langerem in ihrem Werk intensiv

die feministische Sichtweise auf die
Frau, insbesondere die Madonna-
Hure-Dichotomie (MWD). Dieses
polarisierende Konzept kategorisiert
Frauen entweder als «gute» Frauen,
die keusch und rein sind, oder

als «schlechte» Frauen, die als
promiskuitiv und verfuhrerisch
betrachtet werden. Somit ist die
MWD entstanden, die das Patriarchat
bestarkte, indem es konventionelle
Geschlechterrollen belohnte und jene
bestrafte, die es infrage stellten.

In ihrem Werk zeigt Paula Santomé
auf, wie verschiedene Kulturen auf
der ganzen Welt die Schlange als ein
vielschichtiges Symbol betrachten.
Die Schlange steht fUr die grosse
Mutter, Weisheit und Macht bei den
Azteken, das Gottliche in Indien

und den ewigen Kreislauf des
Lebens. In der minoischen Kultur
symbolisierte die Kombination von
BUrsten und Schlangen die weibliche
Macht. Auf den Aluminiumplatten
von Santomés Werke sehen wir
schlangenhautahnliche Motive und
deren Fragmente, jedoch ohne sie
vollstandig zu zeigen. Es ist, als waren
die Schlangen in eine Form gegossen
worden, wobei Santomé auf fragile
Weise das Material Aluminium
einsetzt.

Paula Santomé weist in ihren

Texten Uber ihr Werk darauf hin,

dass die Kulturgeschichte eine
Geschichte der Zumutung ist. Sie
zeigt auf, wie das Christentum

dazu beigetragen hat, das Bild der
Schlange — und damit des weiblichen
Korpers — zu damonisieren, um
seine patriarchalischen Regeln
durchzusetzen. Die griechische
Geschichte von Medusa ist ebenso
eine wichtige Metapher. Medusa
war ursprunglich eine schone

Frau, bis sie von der Gottin Athene
in ein «weibliches chthonisches
Ungeheuer» verwandelt wurde,
nachdem Poseidon sie belastigt
hatte. Ihr schones Haar wurde

zu Schlangen und sie vermochte
jeden in Stein zu verwandeln, der
sie ansah, bis sie schliesslich von
Perseus enthauptet wurde. Alle
ldeen des Werkes stammen aus dem
Kontext der westlichen Kultur und
der westlichen Geschichte. Paula
Santomé stellt damit tiefgreifende
Fragen zur weiblichen Identitat, zur
Geschichte und zur Machtverteilung
in der Gesellschaft.

(Text von Meryl Kureekal)

(*1994, Vigo, ES) lebt und arbeitet in
Basel, CH

Ralph Burgin
Cold Song, 2023
Ol auf Leinwand
260x 170 cm

Concerto Giardino, 2023
Ol auf Leinwand
250 x 170 cm

Ralph Burgins oftmals
grossformatigen, skizzenhaft und
fast monochrom wirkenden Gemalde
entfalten eine geradezu skulpturale
Wirkung. Inspiriert von Kunst und
Mythologie der Antike, stellen die
Gemalde einen malerischen Versuch
dar, das Motiv des Janus (u.a. auch
«Vater aller Quellen» genannt) mit
dem Element des Wassers zu einer
Art ewigen Brunnen zu vereinen.
Janus ist der romische Gott allen
Ursprungs und der dualistischen
ewigen Gesetze wie Anfang und
Ende, Schopfung und Zerstorung,
Zukunft und Vergangenheit.

Der zweifach respektive gespiegelt
wiedergegebene Wasserstrahl
unterstreicht diese Sinnbildlichkeit
und verweist indirekt auch auf die
sich stetig erneuernde und aus sich
selbst speisende Kraft der Kunst.
Die blockhaften Gesichter in

den beiden Brunnenbildern sind
keine Neulinge in Ralph Burgins
Werken. Sie sind passive Akteure,
die schweigsam zu beobachten
scheinen. Burgin nennt sie auch
«Eindringlinge mit geschlossenen
Mundern». In den beiden Werken
Concerto Giardino und Cold Song
sind ihre Munder fur einmal leicht

geoffnet. Nicht Worte, sondern
Wasser fliesst aus ihnen heraus,
unerschopflich fliessend, unentwegt -
ein ewiger Brunnen.

Ralph Burgins Werkauslage ist
sowohl schén als auch tiefgehend
wissend, und sie |adt dazu ein, die
Vielschichtigkeit seiner Kunst zu
erkunden.

(Text von Meryl Kureekal)

(*1980, Basel, CH) lebt und arbeitet in
Basel, CH.




Sergio Rojas Chaves
Green Thumb Syndrome, 2022
Holzvorhange

Dimensionen variabel

In Green Thumb Syndrome von Sergio
Rojas Chaves werden verschiedene
Darstellungen des Menschen im
Verhaltnis zur Natur untersucht,
genauer zur Zimmerpflanze. Der
Klnstler hat Momentaufnahmen von
Beziehungen zwischen Menschen
und kultivierten tropischen Pflanzen
aus Handbuchern und Lifestyle-
Magazinen gesammelt. In diesem
Kontext thematisiert Rojas Chaves
die Ambivalenz unserer Beziehung zu
tropischen Pflanzen, deren Anbau bis
ins 19. Jahrhundert zuruckreicht.

Die Pflege von Zimmerpflanzen ist
eine Praxis, die tief im kolonialen
Extraktivismus verwurzelt ist. Es
wurden spezielle Standards fur

ihre Pflege entwickelt, bei denen

die asthetische Schonheit oft im
Vordergrund stand, unabhangig von
den tatsachlichen Bedurfnissen der
Pflanzen. Viele dieser Methoden sind
bis heute in der Zimmerpflanzenkultur
noch unverandert und dienen dazu,
den Pflanzen ein gewlnschtes
Aussehen zu verleihen: oft

ein gepflegtes, aber dennoch
naturbelassenes Erscheinungsbild.
Die Darstellungen dieser Pflanzen
finden sich, poetisch und leicht,

auf Bambusrollos - ein Kontrast

zum weitreichenden, komplexen
Inhalt. Der Schwerpunkt von

Rojas Chaves liegt dabei auf dem
Angebot alternativer Perspektiven

zur menschlichen Natur. Er arbeitet
mit Pflanzen und Tieren, um den
Anthropozentrismus durch die
Betonung von Wechselbeziehungen
und Wechselwirkungen zu
hinterfragen.

Die personlichen Erfahrungen des
Klnstlers nehmen einen konstanten
Einfluss auf seine kinstlerische
Arbeit. Aus Costa Rica stammend,
lebt er seit vier Jahren in der Schweiz.
Diese Erfahrungen sind stets

von Gefuhlen der Nostalgie und
Entfremdung gepragt. Bei seinem
BemuUhen sich anzupassen entdeckte
Rojas Chaves eine tiefe Empathie fur
Pflanzen, die im Ubertragenen Sinne
einen ahnlichen Diskurs von Heimat,
Unterwegssein und Anpassung
durchlaufen wie viele Menschen
heute. (Text von Meryl Kureekal)

(*1992, San José, CR) lebt und arbeitet
in Basel, CH.
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Sophie Heukemes
dark paths, 2023
Keramik mit Kerze

29 x24x3cm

Home, 2023
Keramik mit Metallring
34 x185x%x4cm

Nightfight, 2023
Keramik mit Metall
25x30x3cm

saving them for better times, 2023
Keramik
21 x18x2cm

Fountain, 2023
Keramik mit Metallring
110x 54 x3cm

splish splash, 2023
Keramik mit Metallring
34 x27x2cm

Sophie Heukemes offenbart eine
Welt, gepragt von Symbolen und
Metaphern, die die Betrachtenden

in eine vielschichtige Erzahlung
entfuhren. In ihren Werken findet
man Tiere, die als Symbole fur

die verschiedenen Facetten
menschlicher Eigenschaften stehen,
und die dunkle Nacht als Ort des
Ungewissen und des Mystischen.
Heukemes' Kunst ist ein Spiegel
inrer Gedanken, Erlebnisse, Sorgen,
Angste und Traume, ein Versuch, das
Innerste ihrer Seele zu materialisieren
und zu ergrinden.

Durch den Einsatz einer
mythologischen Bildsprache und
eigenen Symbolik schafft Heukemes
imaginare Orte, die sich irgendwo
zwischen ihrer eigenen Realitat

und jener der Betrachtenden
befinden. Die Materialitat spielt

eine entscheidende Rolle in ihren
Werken. Der Kontrast zwischen der
glatten Glasur und dem rauen Ton
erzeugt eine besondere Haptik, die
die Werke greifbar und lebendig
macht. Da Heukemes jedes Stlick mit
ihren Handen formt, bewahrt es eine
eigene Note. Heukemes mochte mehr
als nur visuelle Eindrtcke vermitteln.
Sie mochte einen Anreiz schaffen, das
Werk zu berthren, um die Tiefe und
Lebendigkeit der Materie zu spuren.
(Text von Meryl Kureekal)

(*1999, Mannheim, DE) lebt und
arbeitet in Karlsruhe, DE.




Yanik Soland &
Marianna Angel

SOLAND ANGEL

Rotten Flowers, shiny shoes, 2023
Performance + Installation
Blhnenelemente (je ca. 15 x 100 x 30
cm), Metallplatten und -halterungen,
Nagel, Plastikblumen, Blumen,
Spiegel, Glocken, selbstgebaute
Instrumente, Draht, Kenzans
(japanische Werkzeuge fir lkebana),
Midi-Keyboard, Keyboardstander,
Plastikkegel, Holz, Stimmgabel
Masse variabel

Yanik Soland bewegt sich als Kinstler
in den Bereichen bildende Kunst,
Komposition, Improvisation, Kuration
und Performance. Als Komponist
hat er Musik sowohl fur Theater als
auch fur eigene Ensembles, Bands
und Soloprojekte geschrieben.
Dartber hinaus hat er Video- und
Performance-Soundtracks sowie
Horstlcke entwickelt, darunter das
preisgekronte Horstlck Going to
Switzerland von Stefanie Muller-
Frank.

In den letzten Jahren konzentrierte
sich Soland verstarkt auf modulare
Synthese, selbst gebaute
Instrumente und die Komposition
von Musik fur Theater und Radio.
Die Zusammenarbeit mit seiner
Partnerin Marianna Angel ist fur
Soland von zentraler Bedeutung.
Gemeinsam schaffen sie fesselnde,
sonore und bewegende Kunstwerke,
die auf eindrucksvolle Art und Weise
Performance, bildende Kunst und
Musik miteinander verschmelzen
lassen.

Marianna Angel begann im Alter von
15 Jahren, Klavier und Musiktheorie
zu unterrichten und unternimmt
seitdem eine Reise in der Welt der
Musik. Neben ihrer Ausbildung als
klassische Pianistin widmet sie sich
auch dem Jazz und der Komposition
und hat dadurch einen breiten
musikalischen Horizont entwickelt.
Angel ist in kreativen Projekten aktiv,
bei denen sie mit einer talentierten
Videokunstlerin und einem
innovativen Improvisationsorchester
zusammenarbeitet. Fir den

grossen Ausklang des Kunsthaus
Baselland am aktuellen Ort werden
Yanik Soland und Marianna Angel
far ihre Performance kleinere
Objekte prasentieren, die Blumen
sowie Spiegel als Hauptelemente
verwenden. Das Besondere daran
jedoch ist, dass Elemente aus ihren
Performances als Installationen

im Raum zurlckbleiben — wie eine
bleibende Spur ihrer kinstlerischen
Ausdrucksweise. Spiegel spielen
auch sonst eine zentrale Rolle in ihren
Arbeiten als Kommunikationstrager.
Wahrend ihrer Performances
kommunizieren sie Uber verschiedene
Winkel und setzen musikalische
Einsatze ein, um eine Verbindung
zwischen ihren Werken und dem
Publikum herzustellen.

(Text von Meryl Kureekal)

Yanik Soland (*1990, Basel, CH) und
Marianna Angel (*1992 Bogota, CO)
leben und arbeiten in Basel, CH.

Regionale 24
Concerto finale
26.11.2023

—8.1.2024

Ein Dankeschon an 25 Jahre
Kunsthaus Baselland und ein
Aufbruch ins Neue

Die diesjahrige Regionale im
Kunsthaus Baselland ist eine ganz
Besondere - 25 Jahren haben

Uber 1300 Kunstler*innen aus

der Region und dem Ausland

mit 193 Einzelausstellungen und

87 Gruppenausstellungen das
Kunsthaus Baselland zu dem
gemacht, was es heute ist — einer der
flihrenden Orte flr zeitgendssische
Kunst in der Region, ein Ort

der Kunstproduktion und deren
Vermittlung. Mit dem Umzug von
Muttenz nach Minchenstein auf
das Dreispitz-Areal im Frihling 2024
beginnt in einem neuen Umfeld

und in neuen Raumlichkeiten

eine neue Ara fiir das Haus. Als
Ausklang und grosses Dankeschon
an alle werden wir zusammen mit
knapp 30 Kunstschaffenden und
ihren raumgreifenden Werken

aus samtlichen Gattungen neben
Performances, Sound-Arbeiten

und Konzerten den Ort und seine
Geschichte noch einmal wirdigen
und feiern. Parallel zur Regionale
findet die Einzelausstellung der
Klnstlerin Chiara Bersani statt, die
sich mit ihnrem performativen Werk
ebenso auf das Kunsthaus Baselland
bezieht und sich kunstlerisch
freundschaftlich mit in die Regionale
einschreibt.

Die Regionale ist eine jahrliche
Gruppenausstellung, entwickelt im
Kontext einer grenzuberschreitenden
Kooperation von 20 Institutionen in
Deutschland, Frankreich und der
Schweiz mit dem Fokus auf lokale,
zeitgenossische Kunstproduktion in
der Drei-Lander-Region um Basel.




