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Was verbirgt sich wohl hinter dem Vorhang?
Bild: Ladina Bischof

Zwei schwere, blaue Samtvorhänge hängen in der Kunsthalle Arbon. Das

macht neugierig, man will wissen, was sich dahinter verbirgt. Denn bis auf

die von den Vorhängen umgebenen Bereiche ist die Halle auf den ersten

Blick leer. Die gebürtige Tessinerin Valentina Pini hat als Titel für ihre

erste grosse Einzelausstellung im deutschsprachigen Raum ein englisches

Sprichwort gewählt: «Curiosity killed the cat» – Neugier ist der Katze Tod.

Ist dies als Warnung zu verstehen, doch besser keinen Blick hinter die

Vorhänge zu werfen? Doch der Reiz ist zu gross: Man will erfahren, was

sich hinter den sinnlichen Stoffbahnen verbirgt, die man mit den

Verheissungen der Welt des Theaters und des Spektakels in Verbindung

bringt.

Zauberhafte Kunst in Arbon: In der

Kunsthalle verschwinden Besucher und

Wasser wird zu Wein

Die 38-jährige Tessiner Künstlerin Valentina Pini zeigt in ihrer ersten

grossen Einzelausstellung in der Deutschschweiz Verblüffendes und

beweist, dass uns ein bisschen Magie im Alltag nur gut tun kann.

Christina Genova

04.09.2020, 14.55 Uhr
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Künstlerin Valentina Pini.

Bild: PD

Videoarbeit «Water into Wine» von Valentina Pini.
Bild: Ladina Bischof

Hinter dem Vorhang nahe des Eingangs befindet sich eine Treppe, die in

den Untergrund führt. Und schon ist man Teil von Valentina Pinis

Inszenierung, denn für jene Besucher, die oben in der Halle zurückbleiben,

verschwindet man von der Bildfläche wie bei einem Zaubertrick. Doch wie

die 38-jährige Künstlerin richtig sagt: «Wenn etwas verschwindet, muss

es auch wieder auftauchen.» Und tatsächlich verbirgt der zweite Vorhang

eine weitere Treppe, wo die scheinbar wie vom Erdboden Verschluckten

nach einiger Zeit wieder heraufsteigen.

Doch zuvor geht es weiter mit Magie und

Illusion. Pini versteht es, die Spannung

aufrechtzuerhalten: Sphärische Klänge,

eigens komponiert von Micha Seidenberg,

und auch das spärliche Licht im Soussol

der Halle, versetzen den Besucher in

gespannte Erwartung. Nachdem sich die

Augen an die Dunkelheit gewöhnt haben,

entdeckt man eine Leinwand, wo die

erste von zwei neuen, speziell für Arbon

produzierten Videoarbeiten zu sehen ist.

Auf glänzendem Satinstoff hat Pini Türme aus jeweils drei eleganten

Weingläsern platziert, die Inszenierung erinnert an eine Zaubershow. Das

zweite Glas steht kopfüber auf dem ersten, so dass dazwischen eine

farblose Flüssigkeit eingeschlossen bleibt. Das oberste Glas enthält eine

farbige Lösung. Doch diese scheinbaren Stillleben sind keine statischen

Skulpturen, sondern einer Dynamik unterworfen.

Erst mit der Zeit begreift man, dass sich die zwischen den zwei Gläsern

eingeschlossene Flüssigkeit nach und nach verfärbt. Denn aus dem

Illusion und Magie im Untergrund
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Zauberexperiment «Water into Wine»

aus dem Buch «Columbus Egg».

Bild: PD

Buchcover «Columbus Egg».

Bild: PD

obersten Glas hängen Fäden, über welche

dank des Kapillareffekts langsam

Flüssigkeit heraustropft und in die beiden

unteren Gläser gelangt. Valentina Pini hat

diesen einfachen Zaubertrick im Buch

«Columbus Egg» entdeckt, das

verschiedene verblüffende Experimente

vereint. Der Titel «Water into Wine»

verweist ausserdem auf eines der

berühmtesten der zahlreichen in der

Bibel beschriebenen Wunder.

Auch mit «Mingling», der zweiten

Videoarbeit, bringt Valentina Pini die

Betrachter mit einfachsten Mitteln zum

Staunen. In einer seltsamen

Unterwasserlandschaft steigen

Luftblasen auf, nach und nach werden es

weniger. Sind es Tiere oder Pflanzen,

welche diese Luft absondern? Und wo ist

diese surreale Landschaft zu verorten?

Man glaubt darin Vertrautes zu erkennen,

und tatsächlich hat die Künstlerin für die

Ausstattung der Unterwasserwelt

Gipsabgüsse von Gemüse – eine

asiatische Gurke, Grapefruits oder eine

verschrumpelte Aubergine – verwendet.

Die ganze Zauberei, die dahintersteckt, sind die Lufteinschlüsse im Gips,

die, sobald man das Gemüse ins Wasser legt, aufsteigen. Wieder steckt

hinter dem Zauber einfachste Physik – Wasser ist schwerer als Luft. Pini

sagt:

«Ich mache sehr analoge Kunst.»
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Eine surreale Landschaft wird in der Videoarbeit «Mingling» zum

Leben erweckt.

Bild: Ladina Bischof

Die Ausstellung wird abgerundet durch mehrere Fotogramme. Diese

werden erzeugt, indem man mehr oder weniger transparente Objekte

zwischen Fotopapier bringt und dann belichtet. Auf den Fotogrammen

sind scheinbar Quallen oder Schlangenhäute dargestellt. Doch in Tat und

Wahrheit sind es Netze von Südfrüchten und geschmolzene

Plastikhauben, welche im Garten den Salat vor Schnecken schützen.

Valentina Pini verwendet für ihre Kunst bewusst vertraute Materialien

und Gegenstände: «Ich will die Wahrnehmung auf Alltägliches verändern.»

Mit ihrer Kunst zeigt Pini die Faszination des scheinbar Unerklärlichen auf,

der sich auch rationale Menschen nicht entziehen können. «Wir wissen,

dass Zauberei nicht echt ist. Man muss sich aber in den Zustand

versetzen, dass man es glaubt», sagt die Künstlerin. Sie sieht ihre

Ausstellung als Plädoyer für etwas Irrationalität in einer rationalen Welt:

«Zuviel Wissen ist manchmal schade. Ich will nicht die totale Gewissheit.»

Denn ist Geheimnis einmal gelüftet, verliert es auch seinen Reiz.

Bis 20. September 2020; öffentliche Führung 5. September, 16 Uhr; Finissage und

Saisonabschluss mit Valentina Pini 20. September, 16 Uhr.

Mehr zum Thema

Die Videokünstlerin Susanne Hofer entschied sich ebenso

wie ihre Kollegin Sonja Lippuner in Arbon, die Ausstellung in

der Kunsthalle Wil trotz Lockdown aufzubauen und zu

eröffnen – zumindest im virtuellen Raum.

«In der Krise braucht es Kultur

unbedingt»: Wie sich Künstlerinnen in den

Kunsthallen Arbon und Wil vom Virus nicht

unterkriegen lassen

Christina Genova 11.04.2020
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In der Kunsthalle Arbon inspirieren die Werke von Daniel

Karrer dazu, Kunst zu denken – und zu erleben. Einen Monalt

lang bespielt der Basler Künslter die Kunsthalle mit

«Shrubbery». An der Vernissage legt die Kuratorin mit der

Sprühflasche letzte Hand an.

Kunsthalle Arbon: Riesige Moos-Hecke lädt

zu Meditationen über Malerei

Brigitte Elsner-Heller 20.08.2019
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August 31 - September 28, 2019  

Valentina Pini 
Snake Oil 
 

In South Africa, if you are suffering from illness or facing problems that you feel powerless to 

overcome by yourself, people will likely orient you towards a Sangoma. In order to diagnose the 

causes of your ailment, this respected healer will usually perform a ritual consisting in throwing bones 

as a way to reach out to the spirit world and ask advice, before recommending you an appropriate 

muti—a traditional medicine based on plants, animal or mineral extracts—that will appease your 

ancestors and eventually cure you. In the world of the Sangomas, the empirical and the spiritual are 

no contradictory forces; the components of the treatments are selected for their chemical properties 

just as much as they are for their anagogic power. Similarly, the bones used by the healer to access 

the wisdom of the ancestors subsume their own ontological materiality into a transcendental energy 

that allows them to become carriers of inaudible voices and occult meaning. This sacred set of 

fetishes is proper to each Sangoma and may in fact not consist exclusively of actual bones, but also of 

tokens such as shells, stones, coins, dominos, dices and whatnot. Each of these objects is endowed 

with a distinct significance which, in configuration with the position of the other thrown “bones,” will 

allow the healer to interpret otherworldly messages. In other words, in traditional South African 

metaphysics—like in countless non-Western cultures—, the dialectic of the visible and the invisible is 

characterized, not by a fundamental schism between these two realms, but by a spiritual bridge that 

connects them and upon which the meaning of reality is built. Over the course of Western history, our 

essentialist tradition has misled us into frequently confusing form with matter, consequently wrongly 

interpreting the appearance of things as their fundamental nature. And so, the day you consult a 

Sangoma and look at the thrown objects laying on the ground, remember that these things you see 

are not merely what they appear to be. What you recognise as a few bones, perhaps a vertebra, a 

couple of shells and, say, a domino or a coin, bear a completely different meaning for the eye that 

looks at them from another perspective than your own. And these bones, which are not really bones, 

will all at once become not only a passageway to an invisible reality, but also the very eyes of these 

otherworldly spirits, looking at you look at them, thus simultaneously blurring the very boundary 

between the perceptible and imperceptible. 

 

Valentina Pini’s artistic practice is articulated around the perception of matter. Through her multimedia 

work, she questions our positivist conception of material reality and the immutability of things. In this 

regard, she activates the transformative power of the elements and resorts to the illusionist properties 

of the mediums she works with. During a recent residency in Johannesburg, she focused her research 



on the paraphernalia characteristic of divinatory practices in South Africa, and more particularly on the 

magical essence these everyday objects acquire as a result of their so-to-say non-standard use. Quite 

literally, the video Snake Oil on the large screen shows the gradual submersion in a thick liquid of a 

still life-like arrangement of a set of bones acquired by the artist over the course of her exploration of 

the stalls at the Faraday Muti Market in downtown Johannesburg. Most of the elements of this set, 

however, have been uniformly cast in lead and are in fact reproductions of the original objects that 

compose the set, thus pointing out at the functional ambiguity of these tokens beyond their explicit 

nature—an effect reinforced by the close up filming that somewhat hinders the identification of the 

individual pieces. The seashells out of which the liquid is slowly oozing are reminiscent of eyes, with 

their ridges and protrusions alluding to eyelashes. They hint at the divinatory virtue of these objects 

that allow the healer to see beyond the ordinary material realm and penetrate into the spirit world. 

Playing along with the filmed image, the sound piece that pervades the whole room is a special 

composition by Micha Seidenberg that is resorting to an algorithmic program in order to generate a 

sonic piece that responds to the narrative configuration of the video.  

Sound is a central element in the second room, too. Voices are heard, those of two Sangomas, 

invisible yet audible, speaking about their healing and divinatory practice. One of them could be 

identified as a “traditional” Sangoma, while the other is a sort of “digital” Sangoma who focuses on 

doing business consulting for start-ups. The contrasting approaches and experience of these two very 

distinct contemporary shamans tell the tale of the enduring relevance of spiritual practices in Southern 

African culture in spite of the globalizing dynamics and standardization of economic, relational and 

medical protocols. Their testimonies demonstrate the possibility of a syncretic society where multiple 

beliefs and worldviews can cohabitate, and appropriate—even contaminate—each other.  

The short 3D animation, back in the main exhibition room, creates a bridge between Pini’s newer 

works after her residency ansd her previous research. Initiated last year, this body of work departs 

from a visually familiar object which, through a process of material alteration, becomes alienated and 

begins to evoke other possible meanings and interpretations. This object, spinning and moving, 

seemingly floating in an abstract liquid, could be a sea creature, with its tentacle-like extensions, or 

maybe an organ—the slice of a brain. It surely looks organic, and yet, the texture applied in the 

animation makes it appear particularly solid and hard. Two lead casts of the same object are hung, 

somewhere else in the room. They are an edition specially produced for the show at 

DIENSTGEBÄUDE. Again, the material used frustrates the exact identification of this nevertheless 

not-so-foreign thing. Hung this way, one next to one another, they suddenly become like eyebrows, 

which, like the seashells in the video, refer to the sense of sight through an evocative mechanism that 

purposely keeps the actual eye invisible.  

Throughout the exhibition, Valentina Pini constantly plays on the verge, not only between the visible 

and the invisible, but also between the recognizable and the indeterminate. What are those red, glossy 

objects on the two large pictures? Some kind of mineral? How big are they, actually? What seems at 

stake here, is the way in which we tend, on the one hand, to only believe what we see and, on the 

other, how sight is de facto a standard factor of empirical truth. The artworks in the show frustrate the 

attempts at identifying with certainty the nature of what is on display. And in this sense, they challenge 

the logical relationship between the eye and an absolute sense of truth, thus reminding us that reality 



always exceeds the realm of the visible. By the way, the object on the 3D animation is a slice of 

grapefruit and the photographs show two peeled watermelons. 

Text by Simon Würsten Marin 

The exhibition of Valentina Pini is kindly supported by Cantone Ticino, Dr Georg und Josi Guggenheim 

Stiftung and Curt Burgauer Stiftung 
 

DIENSTGEBÄUDE Art Space / Töpferstrasse 26 / 8045 Zurich / info@dienstgebaeude.ch / www.dienstgebaeude.ch 







Valentina Pini: “Objects of great banality 
that little by little become loaded with 
meaning and acquire a magical value”

When I decided to apply for a residency in Johannesburg 
I was undertaking research in the fi eld of popular magic — 
entertainment, magic tricks — with the aim of integrating 
elements from these domains into my artistic practice. My 
previous work has been shaped by questions around how 
the use of illusions and fi ctional magic can change our per-
ception, and whether magic tricks can be used to unders-
tand cognition. In South Africa I wanted to look at the ma-
terial culture surrounding traditional healers with particular 
interest in the paraphernalia and symbols used during ri-
tuals and consultations. At the same time, I was reading a 
lot about ethnological study of witchcraft and its impact on 
African societies and individual person. One of the most im-
portant authors has been David Signer, his book Économie 
de la sorcellerie, was a great source of inspiration and the 
starting point for my research. Converging the two topics, 
witchcraft and traditional healers, led me to South Africa.

I knew about Johannesburg being one of the world’s most 
unequal and segregated cities, but I never expected such a 
“divide”, especially in term of separation between black and 
white, rich and poor. Despite the dangerousness of the CBD, 
and the fact that you have to be constantly vigilant, for me 
this area was really inspiring, alive and authentic. While in 
the city my main activities involved meeting Sangomas (tradi-
tional healer), having consultations, visiting the Faraday Muti 
Market, collecting healing objects and conducting interviews 
with all sort of traditional healers.

One of the main ways I connected with healers was through 
conversations with taxi drivers. Every time I took a taxi/Uber 
to move around the city (at least twice a day) I would look 
inside the car to see if any sort of fetish was visible hanging 
from the rear-view mirror or hidden somewhere else. In a 
very spontaneous way I would ask the driver about the origin 
or meaning of those objects or how they protected themsel-
ves against accidents if they didn’t possess any amulets. 

Between February and April 2019, Swiss artist Valentina Pini spent three months in Jo-
hannesburg on a Pro Helvetia studio residency. Valentina works across mediums, and is 
interested in the evolution of materials, alchemy and phenomenological experience.
Here, almost a year after arriving in the city, Valentina refl ects back on her residency and 
the work that came out of it, as well as the impact the experience has had on her artistic 
practice.

PRO HELVETIA: Stories from artists in 
residence
2020/01/27

Drivers were sometimes surprised by my questions but after 
a little chat they enjoyed explaining anecdotes and the origin 
of the wooden stick hidden in the dashboard, the goat hair 
bracelet that they were wearing or the little bottle containing 
unidentifi able liquid. Over time I gained a certain familiarity in 
asking the right questions and I received a signifi cant number 
of contacts for Sangoma, Inyanga (traditional herbalist) and
prophets with whom I could arrange consultations. In a bar 
in Johannesburg I had the opportunity to meet a very parti-
cular Sangoma who focuses on doing business consulting 
for start-ups. His story and voice I later integrated in a sound 
installation titled The Calling.

My set of bones, which I keep guarded in my studio, is com-
posed of four goat bones, one vertebrae of a hippopotamus 
(or so I’ve been told), a domino numbered 1/5, an unidenti-
fi ed black animal horn, a twig that is usually burned to bring 
luck, a porcupine quill, two perfect halves of nutmeg, a piece 
of wood shaped like a sling with three black marks, a small 
branch of white coral, a shell shaped like an eye, a large roun-
ded shell with spotted pattern, a giant fl ower seed that I can’t 
identify, a piece of the carapace of an armadillos (probably a 
big one), the skin of a wateranimal, a big reddish-brown sleek 
spherical seed that looks like a giant chestnut and some kind 
of lizard’s tail.

In Johannesburg I decided to set up my personal set of bones 
according some Sangomas’ advice but also in a very spon-
taneous way, choosing objects according to my personal fee-
ling. Bones are a set of particular objects used by Sangomas 
to communicate with ancestors. The bones are “thrown” and 
the confi guration of the way they fall carries specifi c mea-
nings

I was drawn to these objects for different reasons. I knew for 
example that every set of bones needs four goat bones which 
symbolise one’s four ancestors. I remember choosing them 
very carefully in a Muti shop with the help of the seller who 
explained the difference between bones used for a male or a 
female ancestor. The bones were still covered with remains 
of fl esh, so I had to soak them overnight in bleach in order to 
clean them. Other objects I chose based on my personal in-
terpretation or analogies, like a shell, which looks like an eye, 
or a nut, which reminded me of a brain, or a horn, which is 
strongly related to sexual power. Some objects I just bought 
because I was intrigued by them and because I couldn’t clas-
sify them, not even their materiality. I remember one day ru-
mmaging through various things at the Faraday Market and 
coming across a very small monkey hand in my hand. For a 
brief moment I had the idea to add it to my set of bones. I was 
already negotiating the price with the seller when suddenly I 
was literally overcome by an uncanny feeling, much stronger 
then a simple feeling of guilt; something frightful. I intuitively 
let the little hand go. The salesman laughed and told me that 
the hand is really good for healing people with epilepsy, you 
just need to mix the hand with herbs and other liquid and 
drink it.



I used the objects that I collected, bought or that were given 
to me in South Africa for a video called Snake Oil in my exhi-
bition that took place in Zurich in September 2019, All objects 
were cast in lead so that the heavy metal gave them a sort of 
uniformity but at the same time highlighted their specific tex-
ture. The video, in a close up, shows a gradual submersion of 
the bones into a thick liquid, which has an unusual viscosity. 
While working on this project in Johannesburg I was very at-
tracted to big shells with opalescent colouring. These have 
a dominant presence throughout the video. Their shape is 
reminiscent of an eyes and the grooves allude to eyelashes. 
The shell is the source of the thick liquid.

Taking time to observe these objects I was able to see them 
anew; often they are objects of great banality that little by little 
become loaded with meaning and acquire a magical value. 
Now, I find myself being intrigued by an object, which leads 
me to try extract it from its basic function and try to unders-
tand the small element or detail, which alters my perception 
and the way I look at it.

This has influenced my process of working. For a recent ex-
hibition that took place in Berlin in October 2019 I made casts 
of eels. The process of choosing, treating and positioning the 
eels in clay before covering them with various layers of sili-
cone and plaster became ritualised and created new aware-
ness for the eel that I manipulated.



Bevorstehende Ausstellungen: FORUM KUNST, Rott-
weil, Deutschland, Fondazione GHISLA, Locarno,  
beide 2018.

Seine Ausbildung erhielt Flavio Paolucci von 1955 bis 
1957 an der Kunstakademie Brera in Mailand. Es folg-
ten Studienreisen, unter anderem nach Marokko. 1984 
hatte er im Kunsthaus Olten eine wichtige Einzelaus-
stellung. Im Jahr 1990 erhielt er den Gimmi-Preis.

Die Sammlung Stiftung Kunst(Zeug)Haus umfasst 
bedeutende Werkgruppen dieses Künstlers, von dem 
Objekte und Arbeiten auf Papier zu sehen sind, welche 
auch in der Sammlungspublikation «Von Anselm bis 
Zilla: Die Sammlung von Peter und Elisabeth Bosshard 
der Stiftung Kunst(Zeug)Haus» (erscheint im Oktober 
2017, Lars Müller Verlag, Zürich) vorgestellt werden.

VALENTINA PINI (*1982 in Sorengo TI, lebt in Zürich)

Tessin Ganz allgemein ist es schwierig, das Konzept 
«Identität» zu erklären. Wenn ich an das Tessin denke, 
glaube ich, dass die Tessiner versuchen ihre Identität 
zu stärken, indem sie sich von Italien abwenden. Das 
finde ich absurd, wenn man an die gemeinsame Spra-
che und ähnliche Kultur denkt.

Pesönlich identifiziere ich mich nicht mit einer einzi-
gen Region; ich finde eine Verbindung zu allen Orten, 
in denen ich wohne. Ich habe in Genf, Wien und Lon-
don gelebt und im Moment wohne ich in Zürich. In je-
der Stadt habe ich andere Sachen absorbiert. Das hat in 
meiner künstlerischen Arbeit auch Spuren hinterlassen.

Kunstszene Seit einigen Jahren gibt es im Tessin eine 
junge Kunstszene, eine neue Künstlergeneration, die 
neue Ort für Ausstellungen und Experimente ins Le-
ben gerufen hat. Ich beziehe mich hier besonders auf 
die Sonnenstube und den Projektraum Morel in Lu-
gano. Diese zwei Räume wurden von den Künstlern 
gegründet, um eine Verbindung zwischen der Tessiner 
Kunstszene und dem Rest der Schweiz sowie Italien 
zu schaffen. Die Räume verfolgen einen interdiszipli-
nären Ansatz und fördern experimentelle Musik, visu-
elle Kunst, aber auch die Zusammenarbeit mit anderen 
Off-spaces.

Themen Meine künstlerische Arbeit geht oft von einer 
Befragung des Materials aus, von der Alchemie und ih-
rem Vermögen, Dinge zu verwandeln. Ich stelle indus-
trielle, häusliche und intime Materialien natürlichen, 
durch Zufall und zeitlich unabhängig entstandenen 
Stoffen gegenüber. Meine Arbeit ist das Resultat dieser 
Eingriffe. Ich fange selten mit einer vordefinierten Idee 
an, vielmehr entwickelt sich mein Vorgehen aus unzäh-
ligen Versuchen, die sich im Feld zwischen Experiment 
und Kontrollverlust bewegen. Inspiration finde ich in 
der Physik und der Chemie, aber auch in der Küche, 
der Magie und vor allem den Parawissenschaften. 

Während meines Masterstudiums Skulptur in London 
hat sich meine Arbeit stark verändert. In diesen zwei 
Jahren bekam ich Lust der Forschung und dem Expe-
riment als Methoden in meiner Arbeit mehr Gewicht 
zu geben. Ich fing an zu hinterfragen und Risiken ein-
zugehen, ohne mich zu sehr um das Endresultat zu 
kümmern. Die Skulptur rückte in den Vordergrund, 
die Lust etwas zu verstofflichen, was früher als Zeich-
nung zweidimensional blieb. Auch die Farbe, die ich 
früher nur selten eingesetzt hatte, schlich sich auf ganz 
natürliche Weise in meine Arbeit ein.

Heute/Zukunft Am 30. August eröffnet die Gruppen-
ausstellung «Carnage» im Museum Rietberg Zürich, 
im September werde ich in Tel Aviv an der Ausstellung 
«Trans mission» mit Künstlern aus London teilnehmen, 
und danach am CAC (Centre d’art contemporain) in Genf 
im Rahmen der «Bourse de la Ville de Genève». Im Ok-
tober zeige ich meine Arbeit im Projektraum Morel im 
Tessin für eine Ausstellung mit der Künstlerin Nastasia 
Meyrat.

Die Tessiner Künstlerin hat an der Genfer Hochschule 
der Künste (HEAD) und an der Akademie der bildenden 
Künste in Wien studiert. Im Jahr 2015 schloss sie das 
Royal College of Art in London mit dem Master ab. 

In ihren Arbeiten lässt sich eine Faszination für das 
Zusammenspiel verschiedener Materialien erkennen. 
Auf ihre eigene Weise verbindet sie mit Humor Illusi-
on und Realität. Sie arbeitet dabei hauptsächlich in den 
Medien Skulptur und Installation.

2016 nahm sie an der Gruppenausstellung «A Jour-
ney From A Sweeping Gesture To A Lasting Effect» 
in der Vitrine Gallery in Basel teil. Ihre Einzelausstel-
lung «Tonic Immobility» fand in der Deptford X Gallery 
in London statt (2017), die Doppelausstellung «Twin 
Twist» mit Aloïs Godinat im Le Labo in Genf (2017). 

Im Kunst(Zeug)Haus zeigen wir eigens für die Ausstel-
lung entstandene Bodenobjekte («Ohne Titel», 2017), 
Fotoarbeiten («Finger Stretching», 2017) sowie die  
Videoarbeit «Tagadà» (2016), die in Zusammen arbeit 
mit Musiker Adam Maor entstanden ist.

Valentina Pini, Forkedtongue, 
Fotoprint, 2016

Die Gruppenausstellung «Schena da vedro» zeigt Werke 
von sechs Kunstschaffenden mit Tessiner Wurzeln aus 
drei Generationen, die heute in Buenos Aires, Genf,  
Zürich, Gambarogno und Biasca leben. Der Titel der 
Ausstellung entstammt einer Arbeit von Aldo Mozzini, in 
der er Tessiner Schimpfwörter verarbeitet. Weiter sind 
Werke von Nina Haab (*1985), Aglaia Haritz (*1978), Gian 
Paolo Minelli (*1968) und Valentina Pini (*1982) zu sehen, 
sowie Collagen und Objekte von Flavio Paolucci (*1934) 
aus der museumseigenen Sammlung. Die Medien rei-
chen von Fotografie, Video, Installation und Objekt bis 
zur Zeichnung.

Besonders augenfällig an der Tessiner Schau ist, dass 
nur zwei von sechs Kunstschaffenden noch im Tessin 
leben und arbeiten: Aglaia Haritz, nach langen Wan-
derjahren seit zwei Jahren wieder im Tessin ansässig, 
arbeitet im idyllischen Gambarogno, während Flavio 
Paolucci, einer der bekanntesten Vertreter seiner Gene-
ration, in Biasca arbeitet. «Künstlerinnen und Künstler 
verlassen das Tessin – und kehren selten zurück. Das 
wurde im Laufe der Recherche sehr deutlich», sagt  
Peter Stohler, Direktor des Kunst(Zeug)Hauses. «Trotz-
dem fühlen sich die Künstler nach wie vor stark mit  
ihrem Heimatkanton verbunden.»

Ein Werk von Mozzini hat der Gruppenschau den  
Titel gegeben. «Der Begriff «Schena da vedro» ist nicht 
Italienisch, wie man vielleicht auf den ersten Blick 
meint», erklärt Stohler. Denn Skéna da védro, wie 
es Mozzini schreibt, ist Tessiner Dialekt. Es bedeute  
Rücken aus Glas, sei aber ein Schimpfwort, das gerne 
für faule Menschen verwendet werde. In der Biografie 
von Mozzini spielt es eine Schlüsselrolle: Als der junge 
Tessiner sich für eine Künstlerkarriere entschied, stiess 
er in seinem Heimatkanton auf Unverständnis und sei 
deshalb als «Schena da vedro» verunglimpft worden.

Die Gruppenschau schliesst an Ausstellungen an, die 
Randregionen und anderen Landesteilen der Schweiz 
gewidmet ist: «Nordwestwind» (2014) versammelte  
Künstlerinnen und Künstler aus der Nordwestschweiz, Aldo Mozzini, Lifrocc, 2014
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während «Y’a pas le feu au lac» (2016) Positionen aus 
der Westschweiz zeigte. «Mit dieser lockeren Reihe 
verfolgen wir den Anspruch des Kunst(Zeug)Hauses, 
Kunst aus allen Landesteilen auszustellen», so Stohler. 
«Wir zeigen Kunst aus allen Landesteilen, weil auch die 
von Peter und Elisabeth Bosshard seit 1970 aufgebaute 
Sammlung immer die gesamte Schweiz umfasste, mit 
Deutschschweizer, Westschweizer und Tessiner Künst-
lerinnen und Künstlern. In diesem Sinne ist es folge-
richtig, dass wir nun auch in den südlichsten Schwei-
zer Kanton schauen, zumal der in aller Munde ist: In 
kultureller Hinsicht beeindruckt das Tessin mit dem 
ambitionierten Luganeser Kunst- und Kulturzentrum 
LAC, in gesellschaftlicher Hinsicht irritiert der südliche 
Nachbar mit dem seit 2016 geltenden Burkaverbot, und 
politisch macht er mit Ignazio Cassis als zukünftigen 
Tessiner Vertreter im Bundesrat von sich reden.»

Stohler betont, dass eine solche Ausstellung nicht 
durchzuführen wäre ohne die grosszügige Unterstüt-
zung von Fonds und Stiftungen. Für «Schena da vedro» 
erhält das Kunst(Zeug)Haus eine grosszügige Förde-
rung vom Lotteriefonds des Kantons Tessins. Ausser-
dem sind die Beiträge der Schweizer Kulturstiftungen 
Pro Helvetia und der Oertli-Stiftung essenziell für die 
Durchführung der Ausstellung. Die beiden Stiftungen 
setzen sich speziell für den Austausch zwischen den 
Landesteilen ein.







by Rebecca Jagoe 

To whom does the lamp communicate itself?  
The mountain? The fox? What if things could 
speak? What would they tell us? Or are they 
speaking already and we just don’t hear them? 
And who is going to translate them?

Walter Benjamin [1]

1.
Cone/green-yellow, a photograph of an object. It is a strange, beau-
tiful cone with bands of yellow that bleed into vivid green then sea-
blue. A chipped-off end seems to float in midair, except that I can 
just see the thin wire holding it if I look hard enough. There is a 
potency to the object I cannot quite put my finger on: it is charged 
with something  that I cannot identify, as though it is vibrating :it is 
not mute, but it speaks in a language that I cannot fully understand.
Plaster has created the object by casting it in plaster then leaving it 
to stand in ink: it seeps into the surface, creeping up the object as it 
absorbs more and more colour. I know this is how they are created, 
so I see it is a vibrant testament to the porosity of the object and 
the suggestion of change. Before I learnt of the chemistry behind 
the work, these were still beautiful, vibrant objects, but – as I say – 
there was an air of mystery to them, an ‘aura[2]’, dare I say it, that 
is retained even when their evolution is told to me. Perhaps it is 
because of this contrast between precise geometry and nebulous 
surface, testament to a process that allows the materials to interact 
autonomously without human intervention. Perhaps it is because, 
with the bands of colour that creep up its form, there is the sugges-
tion that this is an object not in stasis but in change, that what I am 

seeing is but one moment in its lifetime, yet at the same time I am 
afforded a glimpse into both its history and its future. Perhaps it is 
because, even knowing how it is made, it still feels that I cannot fully 
understand it:
Yet we must entertain the possibility that what is being said is out-
side our comprehension, that it shows up as dumb matter in this 
exchange.

2.
In the field of geological surveying, a borehole is a cylinder of earth 
or rock extracted from the ground in order to map the geological 
history of the terrain. To look at a borehole is to see stratified and 
condensed layers of time that tell a story of place and how it came 
to be created: it is a literal cross-section of natural history. I think 
that to see the world through the eyes of the geological surveyor 
must be to see the ground not as a fundamental end point, but 
instead a thin skin of the present sitting atop multiple layers of the 
past.
I am not a geological surveyor. I see the earth as a solid and impe-
netrable mass: I have no clue as to how this upper layer, this sur-
face, came to be, and I have no idea what came before it. Perhaps 
it is conventional to see a work as I see the ground: appreciating 
the aesthetics of only the upper skin. The practice of producing a 
piece of art of course falls beyond the structure of a manufacture 
line. There will be experimentation, there will be process, but these 
are usually concealed. Yet to look at Valentina Pini’s work is not to 
look just at the top layer, the final result. The borehole functions as a 
cross-section of time, and to look at Pini’s work feels too as though I 
am looking at a cross-section of experimentation and evolution that 
is manifest in the final work, and, beyond this, the possibility that 
the work will continue to change and evolve beyond this moment. 
If I look at a borehole I know that it charts a change, whilst I can-
not read it: similarly, to look at Pini’s work is to know that it shows 
something in transition, a transition that I cannot fully comprehend.
There is of course a basic formal similarity between the geologi-
cal cylinders and the plaster cylinders or cones that Pini creates, 
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the bands of coloured ink finding assonance with layers of rock 
and soil. Parallels can be drawn beyond this, though. For while 
there is a pleasing ambiguity in these objects, still the process of 
creating the objects and, in addition, the process of creating this 
image are manifest in the result. And so this flattened image of an 
object becomes a cross-section of evolution, change and process. 
Somewhere between chemistry and magic, where the creation is 
not confessed flagrantly but disclosed subtly.

3.
The video DIY begins with two heavy-duty black rubber gloves ap-
pear through two holes in a sheet. They are redolent of the gloves 
used to conduct experiments in contained environments, allowing 
the chemist and the chemistry to remain separated either side 
of the glass. It seems apt, then, that the holes are too big for the 
gloves, an imperfect seal that affords occasional glimpses of what 
is happening behind. Another wall becoming permeable. As I watch, 
the shadow of a rod emerges at crotch-height: clearly not the body 
part you are thinking of, but the allusion remains. The gloved hands 
wrap the rod in bands of thread, then dip it in a vat of fluid. I am wat-
ching the process of tie-dye, the result an acid-yellow smear across 
the mid blue sheet. There is a connection to urination, to the waste 
of bodies, to bodies acting on objects, yet this remains not stated 
but implied.
While much of Pini’s work remains abstract, certain moments or 
objects become visual snags of familiarity. Such snags act as re-
minder that the chemistry that she so celebrates is not isolated to a 
so-called separate domain of Science, but instead takes place every 
day in small degrees with or without by intervention. The process 
of tie-dye is something I recall from early teenage experiments in 
decorating clothes, but it is, too, a process of transformation that 
relies on chemical reaction. Separations between art, science, eve-
ryday, are not solid walls but permeable membranes. The coffee 
cup becoming pulp. The madeleines. The drawstring rucksack ero-
ded and eaten into. Tie-dye.

4.
The key-label wrapped around the Diastix jar looks almost like a 
paint chart from a tasteful decorating company. Diastix are plas-
tic rods with pads infused with chemicals. When dipped in urine, 
it seeps into the pads, they change colour, and –depending on the 
colour, and the type of stick used – can be used for a number of dia-
gnostic differentials. The label tells you what each colour indicates: 
kidney disease, diabetes melllitus, haemolytic disorders. The tests-
trip for ketone levels turns a particularly lovely couplet of turquoise 
and ochre. Really, it is quite beautiful as a colour combination, a bit 
like the yellow stain on blue in DIY, and I feel a slight snag as I throw 
it away.

[1] ‘On Language as Such and the Language of Man’, in Selected Writings, Volume 1: 
1913-1926, ed. Marcus Bullock & Michael W. Jennings (Cambridge, MA: Harvard, 2004)

[2] ‘Exclusive focus on aura as remaindered or otherwise by technological change over-
looks another sense of aura in Benjamin: aura as an aspect of experience in general’ 
TC McCormack, Martin J. Gent & Esther Leslie Dumb Fixity: The Impossible Question 
(London: Artwords Press, 2010)
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