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Ardor, 2022
Videoinstallation 23 min, 3 Kanal, 4K, Loop, Grdsse variabel
Sound: Simon Scott (GB).

Ardor beschaftigt sich mit philosophischen Fragen rund um Warme und der Beziehung/Vermischung von verschiedenen Lebewesen in
der Welt durch Warme (Pflanzen, Menschen und andere Tiere). Unter anderem hat das Kiinstlerduo Badel/Sarbach mit der Thermogene-
se (der Fahigkeit Warme zu produzieren) bei der Pflanze Typhonium Venosum gearbeitet, die Teile ihrer Bliite bis auf 40 Grad erwarmen
kann. Badel/Sarbach haben die Bliite dieser Pflanze mit einer hochauflésenden Warmebildkamera gefilmt bzw. fotografiert. Pflanzen
erwarmen sich einerseits flr die Fortpflanzung (dies um bestaubende Insekten anzulocken) aber auch auf Grund von veranderten Um-
weltbedingungen (z.B. Wasserstress, Giftstoffe, Klimaveranderungen). lhre Warme kann somit als kommunikatives System, als Sprache
verstanden werden. Ardor bewegt sich im Spannungsfeld zwischen Fiihlen und Erkennen und stellt Fragen in denen es um Kérper, Oko-
logie, Animismus und Natur-Kultur geht. Auch thematisiert das Werk durch die Thermografie (mit allen ihr inhdrenten geschichtlichen
und aktuellen Aspekten wie zum Beispiel ihr Gebrauch bei der Corona-Kontrolle, der Grenzkontrollen vom Militdar und in der Effizienz-
steigerung in der Landwirtschaft) auch wie Technologien in einem Dualismus einerseits etwas sichtbar machen kénnen und gleichzeitig
den Blick darauf verstellen bzw. entstell.



Aus dem Saaltext der Ausstellung Ardor, Friedhof Sihlfeld 2022
Kurator Damian Christinger:

Die 3-Kanalvideoinstallation ist eine poetische Meditation zu Wérme und Kdlte, Leben und
Tod, Fortpflanzung und Vereinzelung. Die Arbeit wurde vom Kiinstler*innen Duo in Zusam-
menarbeit mit dem Botanischen Garten Ziirich entwickelt und nimmt die Pflanze “ Vodoo
Lily” mit einer Warmebildkamera in den Fokus, die sich wéhrend der Bliite auf 40°C erwédrmt.
Weérme und Hitze sind fiir Badel/Sarbach ein kommunikatives System, an dessen Réndern
sich wesentliche Themen wie Sexualitét und Fortpflanzung, Uberwachung und Kontrol-
le sowie Natur-Kultur verhandeln lassen. Fiir die Meisten von uns in der Schweiz ist diese
Pandemie und ihre Auswirkungen die erste unmittelbare, existentielle Krise unseres Lebens.
Widhrend sich die Auseinandersetzungen mit dem Anthropozdn, dem Klimawandel und dem
Verlust von Biodiversitédt, die den kiinstlerischen Diskurs der letzten Jahre auch in diesem
Land dominierten, immer auf die rasant ndherkommende Zukunft bezogen, liegt die Aus-
einandersetzung mit der Pandemie in einer Gegenwart, die sich fortwdhrend verdndert. Die
wiederkehrenden Hitzewellen des Sommers erinnern Europa daran, dass die Klimakatastro-
phe nicht nur im globalen Siiden stattfindet.

Lockdowns und Massnahmen, geopolitische Verénderungen, Inflation und Krieg in Europa
prégten die letzten Jahre, wdhrend dem das Zentrum dessen, was die Pandemie gesell-
schaftlich ausmacht, seltsam unbeleuchtet bleibt: Die Fragilitét, das Alter, Trauer, Tod und
unser gesellschaftliches Unvermégen langfristig solidarisch zu handeln. Yener Bayramoglu
und Maria do Mar Castro Varela schreiben in ihrem Essay zum Theaterspektakel 2021 «Post
/ Pandemische Zeiten im Zeichen der Zerbrechlichkeit»: «Die Lage ist ernst: Ohne kontra-
punktische Perspektiven, die es erlauben, unterschiedliche Stimmen zu héren, werden wir
als Spezies Mensch nicht (iberleben. Wir sitzen nicht alle im selben Boot: Das Virus bedroht
uns in sehr ungleicher Weise. Eine Politik der Stirke hat eine Nekropolitik hervorgebracht,
die zynisch das Sterben der anderen hinnimmt. Es ist Zeit, die Fragilitit unseres Lebens, die
Abhdngigkeit von den anderen anzuerkennen und umzulenken hin zu einer Politik der Fragili-
tdt, die soziale, aber auch eine kognitive Gerechtigkeit fordert. Vielleicht kann uns die Kunst
helfen, die zarten Téne und die Stimmen des Dazwischen zu héren, die Widerspriiche und
Ambivalenzen auszuhalten und auch die Stille. Vielleicht.»
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SFESS, Guarda, Engadin

Als Abschluss der Atelierzeit in Guarda haben Badel/Sarbach in der Chasa Torel am
25.6.2023 eine letzte Ausstellung mit dem Titel SFESS (ratoromanisch: gespalten)
gezeigt. Die Ausstellung umfasst die 9-teilige Skulpturengruppe sfess, das Gedicht il
tschél es blau sowie die ortsspezifische Wandmalerei today we harvest 1.

sfess, 2023
Installation: 9 Holzskulpturen, Spots
Masse unterschiedlich

Bei sfess handelt es sich um eine durch Badel/Sarbach zusammengetragene Sammlung
von ehemaligen Spaltklotzen, welche im Prozess des Holz-Spaltens in zwei Teile gebro-
chen sind. In jedem Zimmer des leeren und verdunkelten Wohnhauses (geschlossene
Fensterladen) steht eine dieser Skulpturen.

Die Readymades, welche durch Jahrzehnte lange Arbeit geformt wurden, erzahlen von
Korpern, Performance sowie vom Wandel in der gesellschaftlichen Struktur des Unter-
engadins.




sfess, 2023 (oberer Stock)
Installation: 9 Holzskulpturen, Spots
Masse unterschiedlich




il tschél es blau
Gedicht, 2023
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wortliche Ubersetzung aus dem Vallader:

der himmel ist blau

blau wie die wurzeln des gefdllten nussbaums
sein stumpf trant noch immer

helle ringe aussen

die inneren dunkel

iris und pupille starren hinauf



Die ortsspezifische Wandmalerei mit dem Titel today we harvest 1 bezieht sich auf
historische alpine Fassadenmalerei in welcher die Bauern/Bduerinnen in beson-
derst guten Erntejahren den langsten Kornhalm mittels Rotel an die Fassade des
Bauernhofs/Wohnhauses gemalt haben. Dies als Zeugnis der guten Ernte und als
Refrenz fir zukiinftige Ernten. Weiter reprasentieren diese Malereien auch einen
Zeitpunkt (Moment der Ernte) und eine klimatische Zeitspanne.

Fur das Werk today we harvest 1 eignen sich Badel/Sarbach diese Praxis der Malerei
an. Am Tag ihres Wegzugs haben sie den langsten Grashalm in der Umgebung des
Dorfes gesucht, diesen geerntet und ihn anschliessend in eine Wandmalerei liber-
setzt. Das Werk ist an der unteren Ecke mit dem Datum der Ernte versehen.

Diese ehemalige bauerliche Praxis, wird so reaktiviert und in einen neuen Kontext
gestellt in dem die Beziehung zu Zeit, Umwelt/Klima sowie zu anderen Lebewesen
thematisiert wird.

today we harvest 1, 2023
Wandmalerei, Kalk, Acryl und Tusche, Masse 260 x 183 cm
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Lost Waters and Found Stairs, 2022
Zweikanal-Videoinstallation, 14 min, loop

Ansicht: Biennale Safiental, 2022




Fishes, 2022
Lost Waters and Found Stairs
gebrannter Ton, Stahlketten

Aus dem Saaltext der Ausstellung Riverhood, Kunstforum Baloise, 2022
Kuratorin Josiane Imhasly
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Das Videoessay Lost Waters & Found Stairs des Kiinstlerduos Flurina Badel und Jérémie Sarbach ist ein poetischer und zu-
weilen humorvoller Dialog des Kiinstlerpaars mit Fllissen, im Zuge dessen sie selbst zu Fischen werden. Es entstand fir die
Biindner Biennale Art Safiental und erweitert die Praxis der ortsspezifischen Kunst, die in ihren Anfangen von der Land Art
gepragt wurde, wenn der Fluss im Laufe des Videos in einer lustvollen Umkehrung zum kunstspezifischen Ort wird.

Die Erzahlstimme schildert, wie sie, «the artists», filmend am Fluss, von einer Alchemistin, einem Fischer und einer Wissen-
schaftlerin besucht werden. Im Laufe dieser multiperspektivischen Zugdnge wird der Fisch als Kunstrezipient vorgestellt.
Seine sich niemals schliessenden Augen werden von der Alchemistin als Schliissel zu allumfassenden Wissen interpretiert.
Sowohl fiir das Sehen als auch fiir die Reflexion des Gesehenen hat er also die besten Voraussetzungen. Damit wird der Fisch
in die Nahe des Menschen geriickt.

Die Grenzen zwischen Fisch und Kunstschaffenden verschwimmen weiter, nachdem der Fischer ihnen erklart, wie sie selbst
Fische werden kdnnen. Die Wissenschaftlerin erértert zu guter Letzt, wie sich Fische in Flissen bewegen und wie ihre oft
durch den Menschen zerstorten Habitate wiederbelebt werden konnen. Nach dieser Ausfiihrung entwickeln die Kunstschaf-
fenden (oder Fische?) die Idee, das Wasserkraftwerk im Tal durch eine Fischleiter zu erganzen. Dieses Vorhaben scheitert
jedoch am Unwillen der Betreiberinnen und Betreiber: Sie sprechen von «lost waters», verlorenem Wasser, und meinen
eigentlich verlorenes Geld. Vor dem Hintergrund der aktuellen «Energiekrise», im Zuge derer der Landschaftsschutz in der
Schweiz ausgehebelt wird, erhalt dies eine neue Aktualitat.

So imaginieren die Kunstschaffenden die Fischleiter-Skulptur letztlich bei einem natiirlichen Hindernis. Der Lebensraum der
Fische erweitert sich damit imaginar durch Kunst. Flurina Badel und Jérémie Sarbach arbeiten in ihren Videos oft mit selbst
produzierten Requisiten, die spater zu Skulpturen und eigenstandigen Werken werden, wie die hier ausgestellten Betonre-
liefs Index Finger und die Hangeskulptur Fishes.
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Planty of Love, 2020, installation: animation, flash, 25 sculptures (plastiform, plaster, glass, lollypops)
View Kunsthalle Luzern, photo: Kilian Bannwart, animation realized by Rob&Law






Tempordr arbeitet eine neue Aufsicht in der Kunsthalle Luzern; es ist eine Uberdimen-
sionierte Laus. Sie sitzt stoisch am Empfang, spricht zu Dir Uber einen Bildschirm aus
dem virtuellen Raum und betdtigt sich athletisch im Untergeschoss. Kreiert wurde

die namenlose Laus vom Kinstlerduo Badel/Sarbach, als zeitgendssischer Verweis auf
die Kulturgeschichte der Cochenille-Schildlduse. lhrer Zichtung und anschliessenden
Pulverisierung verdanken wir noch heute den roten Farbstoff Karmin. Badel/Sarbach
haben flr ihre Ausstellung Planty of Love in der Kunsthalle Luzern eine raumspezi-
fische Plantage eingerichtet. Durch die Kultivierung der stilisierten Kakteengewdch-

se verweist das Kiinstlerduo auf das bevorzugte Habitat der Cochenille-Laus — die
Opuntia. Die Installation Planty of Love besteht aus modellierten und mit reflektieren-
den Mikroglasperlen beschichteten skulpturalen Objekten, an deren Blattern sich rote
Lollipops befinden, die gepflickt und geleckt werden dirfen. Die SUssigkeiten sind mit
dem Pigment der zerriebenen Cochenille-Ldause hergestellt und verfirben die Zunge
der Besucher*innen. Das Kinstlerduo reflektiert mit seiner Installation den naturwis-
senschaftlichen Umstand, dass die Cochenille-Schildldause den Farbstoff eigentlich fur
die Abwehr von Fressfeinden produzieren. Gleichzeitig leisten die Kinstler damit einen
kritischen Beitrag Uber die menschliche Aneignung der Umwelt auf Kosten der Fauna.
Am Rande der Opuntien-Plantage befindet sich die animierte, alte Laus auf einem
Bildschirm. Auf einem Stuhl sitzend, wacht sie langsam auf und beginnt mit dem Publi-
kum zu interagieren und es in ein Gesprdch zu verwickeln. Als performatives Element
thematisiert die Laus ihre eigene Befindlichkeit sowie das Verhdltnis zwischen Natur
und Kultur, gibt Hinweise zur Ausstellungskonzeption und macht auf den Transformati-
onsprozess der Pigmentgewinnung aufmerksam. Zerquetscht und ausgekocht sind die
gezlichteten Lause nach wie vor ein wesentlicher Bestandteil der karminroten Farb-
gebung von industriell hergesteliten Kosmetikprodukten und Lebensmitteln. Diese Ver-
wandlung — von der lebendigen Laus in eine pigmentierte Substanz — dient als Aus-
gangspunkt fUr einen Diskurs Uber Empathie, Distinktion und Gewalt in der Beziehung
zwischen Menschen, anderen Tieren und ihrer Umwelt. Die animierte Laus fungiert
dabei als tragikomischer Transmitter zwischen den verschiedenen Lebenswelten.




Im Kabinett der Kunsthalle Luzern lernt man die Laus von ihrer sportlichen Seite
kennen. Innerhalb der Serie Good Shape — es handelt sich um Wackelbilder, die im
lentikuldaren Druckverfahren hergestellt sind — absolviert das winzige Insekt verschie-
dene gymnastische Ubungen. In methodisch wiederholendem Handeln verbessert die
Laus ihre komplexen Fertigkeiten und Bewegungsabldufe von Tag zu Tag immer wieder
neu und macht sich somit fit fir den Umgang mit ihrer eigenen Umwelt.

Ausstellungstext:
Planty of Love oder roter Farbstoff mit sechs Beinen
Michael Sutter Leiter der Kunsthalle Luzern

Good Shape, 2020, lenticular print, 59,4 x 42 cm
View Kunsthalle Luzern photo: Kilian Bannwart







Starting June 2020, Badel/Sarbach invite the public to follow them beyond the walls
of the museum to witness the path of the sun and the effect it has on wood. In the
heart of the village of Binn, an ancient granary built from larch wood sits with three
sides facing the east, south, and west, colored by the sun over the centuries. Only
the north side, rarely exposed to the light, has been spared the discoloration.

A testament to the history of agriculture and the original relationship between
farmers and their Alpine environment, this granary, located on a Site of National
Importance registered with the ISOS (Federal Inventory of Constructed Sites of
National Importance to be Preserved in Switzerland) is now part of Valaisan herita-
ge, a symbol of rural life long ago.

Badel/Sarbach’s artistic maneuver is to rotate the building 180 degrees, so as to
expose the north face to the full sun and progressively allow it to “tan”. Surroun-
ded by the ancient granaries of Binn, this one, turned around and gradually aged by
light on all four sides, will be an exception: alone among its peers, the only variation
in an unchanging whole, this “twisted” granary disconcerts us; it invites us to follow,
through the slow browning of the wood, the passage of time. By turning the granary
on its axis, the artists subtly disrupt the countryside without adding or subtracting
anything. An act of rebellion, their action challenges conformism and revels in jostling
the order of things.

excerpt from exhibition text, Valais Art Museum

Little Sun Back Here - a post periphery poem (granary)
2020 - 2030, intervention, Binn, Switzerland







Little Sun Back Here - a post periphery poem (granary)
2020, 7 inkjet-prints, each 30 cm x 42 cm




Little Sun Back Here a post periphery poem, 2019, installation, solarium, larch wood,
View Musée d'art du Valais, photo: Florence Zufferey







The sun shapes our lives. Its unceasing movement provides the rhythm of our
lives, acting on our bodies and regulating our environments. As it comes and
goes, peeking over the horizon and disappearing again, it organizes our days
and gives structure to our very existence. On the occasion of the 2019 Manor
Art Award Valais, the exhibition of the work of Flurina Badel & Jérémie Sar-
bach has structured around the theme of the sun. It unfolds in three parts: the
first, at the Valais Art Museum in Sion, the second in the village of Binn (June
2020), and the third in the form of a book-object (June 2020).

Our relationship with the land and nature is at the heart of the duo’s ques-
tions. For this exhibition, the issue is addressed through the meeting of sun
and wood. What if the sun’s path is thwarted? What if we recreate its light
artificially? What if the natural order is turned on its head? What if we lose our
bearings in disorder?

The Au Quatrieme [Fourth Floor] temporary exhibition space is transformed
into a workshop where sunlight is reinvented. In the very heart of the Art
Museum, this installation will develop from November 2019 to November
2020 on and around a six-meter-long larch tree. Divided into sections, the
tree trunk will be subjected to a solarium’s ultraviolet light every day. Under
the action of the UV lamps, the freshly cut surface of the wood will take on a
patina. Like a fast-forward suntan, the sections will be marked by the passage of
time. Like a person in repose, the cutted tree becomes a body in this solarium,
now diverted from its usual purpose. However, an imprint, a sort of tattoo will
gradually appear in the wood, revealing the still-living organic matter in a state
of constant change. The museum space — the space most concerned about
preserving heritage, where harmful UV light is particularly feared — suddenly
becomes a place of creation, where artificial light shapes the work in real time.
An in situ installation that evolves before our eyes, it will reinvent itself throug-
hout the entire exhibition.

excerpt from the exhibition text
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De Novo 2018, video with sound, view Zehntscheuer Merdinger




Handiwork

Ultimately what is seen is a video, but the question is whether it might actually be something else despite
the use of this medium — handiwork that indeed can be called a video from a technical perspective
because it consists of video recordings and animated sequences of sounds and images. But maybe it
actually shows something different or more than merely what the images or the content of the images
could convey. What is shown attests to more: a testimony to the formation of figures and scenes, a
mode of production where what is finally visible is prefaced by letting it become visible. The video is
just the last of a series of translations, preceded and overtaken by many others, translations of ideas
and ideas for images into three-dimensional entities and stagings that are formed, painted and positio-
ned to be aligned for the camera and play their respective roles. The crafting, tinkering and arranging
are present in every frame and emphasize the moment of duplication: the video displays pre-arranged
pictures and translates this conception of images into new images.The depiction of images jumps from
one frame to the next or shows them simultaneously side by side or above each other. It highlights the
synchronicity of four alternating scenes that are interrelatxed while staying tied to their own plot and
singularity. Each individual sequence has its own timing, with heterogeneous times and heterogeneous
speeds. Their shared time is arbitrary, independent of cause and effect, emancipating itself from a narra-
tive progression or a story meant to be heading towards an end or conclusion.The video is constructed
as a loop, circularly linking the synchronism of heterogeneous speeds and scenes. Recurring motifs, such
as the fingers which embody the human figure as much as the parts that stand for a whole, remind us
that the conception of an image long precedes the various realizations and — perhaps De Novo — rear-
ticulates itself anew in the various scenes.

The fingers touch time in a way that emancipates itself from the length of the video, possibly reaching
back to memories of first touches, the desert touching the prairie, fingers touching a breast, a breast
that reappears here as a finger, touching that learns to see through fingers, touching as a mode of seeing.
In a circular process, the video takes vision by the hand, inducing one to touch the production with the
eyes in order to have vision as a mode of touching in the mind's eye, feeling the fingers through sight,
which in turn touch the gaze. What appears to the eyes is testimony to a production that anticipates
the final image, a process that rather than ending seems to merely pause at this final image, before
moving on to the next. The heterogeneous times and settings are linked by a process that maintains
an arbitrary relationship with them while passing through them: seeing the video means becoming a
passenger, passing by what is happening here and yonder. The gaze is passed onwards - like the stone
being passed from one finger figure to the next in a sequence - until it leaves the image, only to pass
on to the next.VWWhen one sees what had not previously been seen this way, one also realises that the
world of the video was created specifically for the purpose of making something visible, a passage that
transitions from seeing into amazement, into a kind of seeing that does not and yet does recognize that
it does not know what it is supposed to link the visible to. The allocation of the visible to the familiar; to
familiar words like finger and figure or fishing rod and antler; leaves behind uncertainty, a hesitation of
identification, a leftover that does not quite fit the word, a meaning that passes by the words.

This passing by began well before the video, during the preparations for the production of the scenes



and probably long before the preparations started, in a readiness to begin a process with an indetermin-
ate outcome, a readiness to embark on a journey of finding and generating images that new images can
grow out of and in turn generate new ones. The duration of the video marks only an artificial border
in this respect, a line imposed by the medium, which on one side suggests a finished product and on
the other side is perforated by the willingness to attend to the generation of the next image. The loop
is simply a means to perforate the very idea of a beginning and an ending. What could then technically
be described as repetition would simply conceal the practice that the work passes through and passes
through the work, without itself having begun or ended with it. What ultimately appears as a video
seems to be an excerpt, the translation of an arbitrary time into the duration of a product. The times
that are expressed in the sequences - the seasons, the primeval times and the ice age, the time to fish,
to find and to shed something - traverse the duration.

The meaning that traverses the sequences and their significance balances the question of content on
a fingertip. The significance that one would like to attribute to the figures and scenes always touches
just one point, just the fingertip of content that becomes visible as it is pushed forward and out of the
interpretative space to open a gap, a void for meaning that does not fit the picture, but rather passes
by it with a question mark trailing behind as an echo, an appeal for the enigmatic. By doing so, De Novo
balks at stipulating or determining its completion. The putative product of creation and completion re-
sists finalization: the perfecting and perfection in the design of the figures and scenes are aimed at the
imperfect — a contemporaneousness, a present ,with a past', a present that perfects a trace leading be-
yond the present while simultaneously generating itself as the future in a loop, a present that will return
as a past future and a future past.Where the meaning is balanced, the teleological coordinates oscillate,
and cause and effect begin to swing to suspend causality. The underlying reason, which leads from one
image to the next, turns out to be groundless, an event rather than a consequence and congruousness.
How does one explain the image in which a stone is literally standing in the landscape, a stone that is
not lying on the ground, but lingers, waiting and surrounded by others waiting, resting and surrounded
by resting stones, on which that one stone stands? At the fingertip of meaning, a moment of monstrosity
materializes, a monster that consists merely of showing itself without stating what it stands for, what it is
standing up for; what word would best describe it, monstrous only in its appeal to speechlessness that
speaks of amazement.\What the image captures at the same time permeates and bursts its boundaries.
What the image captures this way is a thimbleful of freedom, the readiness to take the fwreedom to
detach oneself from conceptualizations in order to explore meanings, to touch what touches.

What ultimately appears as a video reveals itself to be an artistic practice, an action that goes beyond
the idea of the product, only depicting in images what transcends images, in order to provide a hand-
book for the omnipresent possibility of taking the order of things into one's own hands while thereby
being taken by the hand. In this sense, the video is ultimately the hand.

Andreas Spiegl (born 1 964) studied art history at the University of Vienna. He teaches and conducts research
as a Senior Scientist at the Academy of Fine Arts Vienna, where he was Vice-Rector for Teaching and Research
from 2003 to 201 | and has been Head of the Institute for Art Theory and Cultural Studies since 201 6. His
research focuses on media theory, cultural studies and contemporary art.
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Miner (De Novo)I/III/IV/V 2016, Laptop-photogram,28 cm x 36 cm, framed



() Die Materialitit und Medialitdt, wie sie Flurina Badel und Jérémie Sarbach
in Fotografien, Bildschirmen, Skulpturen und Installationen prdsentieren, reagiert,
wie mir scheint, auf einen allgemeinen Paradigmenwechsel, den Timothy Morton
auf die pragnante Formel »Ecology without Nature« gebracht hat. Gemeint ist,
dass sich eine Okologie der Umwelt, in der wir heute leben, nicht mehr primar
an der Idee der Natur orientieren kann, sondern vielmehr die dkonomischen,
biopolitischen und theologischen Implikationen anerkennen muss, die diese Idee
hervorgebracht oder irreversibel kontaminiert haben. Durch diese 6kologische
Verfransungstendenz ldsst sich auch die klassische Relation von Natur und Kunst
nicht mehr in gleicher Weise halten: Zum einen, weil Kunst an eine Kulturindustrie
gebunden ist, die es kaum gestattet, die Genese und Geltung ihrer Artefakte ohne
eine Politisierung ihrer Produktionszusammenhadnge zu rezipieren; zum anderen
aber, weil in dem Wunsch, >Natur< zu schitzen oder zu regenerieren, die kultur-
bedingte Absonderung im globalen Zusammenhang tbersehen wird. Botanische
Garten, Naturparks und Zoos gehoren in diesem Sinne zu einem viel umfang-
reicheren Paradigma der >Gated Communitiesk.

Fur die Kunst bringt ein dkologisches Denken ohne Naturbegriff den Vorteil mit
sich, dass hoffnungslose Verwistungen und ruindse Topologien nicht mehr melan-
cholisch bedauert werden missen. Kontamination braucht nicht moralisiert zu
werden. Die Darstellung gentigt. (...)Verbliiffend sind bei Badel und Sarbach die
Synergien zwischen Analogem und Digitalem, On- und Off-Line-Lebenswelt, der

Erinnerung an die »alte Natur< und der Parodie ihrer irreversiblen Kontaminie-
rung. Die Appropriation der idyllischen Landschafsfotografien Albert Steiners im
Engadin wird so buchstéblich neu belichtet, nun aber dank einer >Sonne< im meta-
phorischen Sinne, die nicht am Himmel steht, sondern gemeinsam mit derToolbar
auf dem Interface des MacBooks erscheint. Nach der Nacht des Screens fihrt die
erste Stufe der Sonne zum Erscheinen der kiinstlerischen Idee. Dieselbe Lichtquelle kehrt in den Fotografien der Bergarbeiter als Grubenlampe wieder: Die dargesteliten Mineure bergen wiederum
die sogenannten Konfliktmineralien, wie sie die Chipindustrie bendtigt, um Uberhaupt das Innere des MacBooks funktionsfahig zu machen. Der fototouristische Blick auf die idyllische Berglandschatft ist
aber nicht einfach der Ausbeutung drmerer Lander gegentibergestellt. Denn ob Albert Steiners bukolische Sujets »Ausdruck einer tiefen Naturverehrung, einer unermudlichen Suche nach zeitloser
Schénheit und metaphysischer Wahrheit sind«, wird auch den im Bild romantisierten Schéfer in seinem Alltagsleben eher wenig beschéftigt haben. (...)
Mit Schaferstock und Toolbar schlagen Badel und Sarbach also férmlich eine vertikale Achse von der Sonne im Zenit in die dunklen Tiefen der Mienen. Schliessen wir den Laptop mit seiner digitalen
Sonne, bleibt nur das biblische Schuld-Symbol im Standby des angebissenen Apfels auf dem Deckel. Das restliche Silbergrau panzert die Konfliktmineralien und das Interface gegen Einblicke ab, wie
eine plattgedriickte Black Box: flachig, horizontal und transportable.
Abstrakte Flichenformen eines geologisch Unbewussten kehren noch ein zweites Mal wieder, nun in den Uberblendungen von Tastaturen und Keyboards, fast ein wenig wie in den Frottagen von Max
Ernst. Mikrozellen werden sichtbar: Bisweilen erscheinen Buchstaben im Bergmassiv. Oft verlieren die Zellen ihren funktionellen Status als Taste. Fragen stellen sich ein und verschwimmen wieder:Was
ist eine Tastenkombination? Wo ist das Leerzeichen und wo Escape? Nach welcher Ordnung sind die Buchstaben und Symbole auf dem Keyboard verteilt? (...)

Auszug aus dem Text von Toni Hildebrandt zu den drei Fotogramm-Serien Shepherd, Miner und Land in der Ausstellung De Novo, Idea Fixa, Basel, 2016



Shepherd (De Novo) |-V and Miner (De Novo) I-V are two series of laptop-photo-
grams (analog screenshots), made in the darkroom. Sensitiv photo-paper was expo-
sed to the light of the laptop-screen (contact print). Therefor pictures from the inter-
net where downloaded, inverted and placed on the desktop of the laptop.The screen
was dimed out with the function key for the brightness, the photo-paper laid on it and
exposed by reactivating the brightness. On the developed photo-paper the complete
desktop is visible, so is the toolbar and the sun-icon of the screen-brightness.

Shepherd(De Novo)I-V
2016, Laptop-photogram, 36 cm x 28 cm

Pictures of historical postcards by the photographer Albert Steiner (*1877- 1+1965)
where downloaded from the internet for this series of laptop-photograms. Each
postcard shows a shepherd with his flock of sheep in the Upper Engadine, Switzer-
land. For the laptop-photograms the pictures of the postcards where placed on the
desktop that the sun-icon of the screen-brightness fits with the source of light chosen
by Steiner

Miner (De Novo)I-V
2016, Laptop-photogram, 28 cm x 36 cm

Pictures of miners found in the internet where the primary material for this series.The
miners prospect for tantalum, tin, gold or wolfram, those conflict-minerals, constituent
parts of computers and mobile phones, wich enable the access to the internet at all.
The sun-icon of the screen-brightness is visible in the middle of the headlamps of the
miners.



Shepherd(De Novo)I-V 2016, Laptop-photogram, 36 cm x 28 cm, framed



