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Peter Roesch
Sans titre | Untitled, 1997 et | and  
Sans titre | Untitled, 1998
Crayon, encre de Chine | Pencil, ink
32.4 x 25 cm chacun | each

Sans titre | Untitled, 2015
Sans titre | Untitled, 2015
Sans titre | Untitled, 2015
Crayon de couleurs, encre de Chine |  
Colored pencil, ink
29.7 x 21 cm chacun | each

A gauche | Left
Sans titre | Untitled, 2013 et | and  
Sans titre | Untitled, 2013
Aquarelle sur BFK Rives |  
Watercolor on BFK Rives paper
65 x 50 cm chacun | each



Christine Streuli
Hieb und Schlag #6, 2014 (Détail | Detail)
sur tapis imitation lattes de bois |  
on imitation wood plank wallpaper
Technique mixte sur papier | Mixed media  
on paper
156 x 126 x 6 cm

A droite | Right
Vue du salon «Genève» avec | View of client  
room “Genève” with 
Hieb und Schlag #6, 2014 
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Christine Streuli (*1975)

Imitation, répétition, fake, artificialité... Autant de termes à 
connotation négative dans l’art, et a fortiori dans la peinture, 
mais qui font partie intégrante du travail de Christine Streuli. 
En effet, l’artiste originaire de Berne se détourne de l’authen-
tique, de l’original et du véritable, érigés en mots d’ordre par 
bon nombre de générations de peintres, pour s’intéresser au 
potentiel d’illusion de la peinture, et à son aptitude à montrer 
tout en occultant, et à séduire tout en dupant. 
 Une position qui se retrouve également dans son œuvre 
Hieb und Schlag (2014), et dont la présentation a fait l’objet 
d’une installation spécialement conçue pour le site. Elle a ain-
si recouvert tout un pan de mur d’un papier peint imitant un 
sol en bois. Il pourrait également s’agir du mur d’une grange, 
ce qui amène immanquablement le spectateur à penser à des 
balades en montagne, à des chalets et fait naître en lui un 
sentiment d’authenticité. La première fois que l’artiste avait 
transposé un sol sur un mur pour une exposition, c’était à 
Hambourg. Elle avait alors reproduit le sol en bois caractéris-
tique de la galerie Sfeir-Semler sur des centaines de photos 
pour en faire une tapisserie à l’échelle. Elle a désormais com-
pilé ces éléments dans une archive d’échantillons de plancher 
qu’elle peut transformer à sa guise de manière numérique et 
intégrer à une nouvelle composition. Pour le bâtiment de la 
place Bel-Air, elle a créé cinq panneaux de différentes lar-
geurs qui, avec leurs tons brun-gris et leur motif de grange 
rustique, sont en contraste total avec l’atmosphère épurée 
d’un bureau.
 Ce changement d’ambiance est la trame du collage 
papier encadré. Sur deux papiers stratifiés disposés l’un sur 
l’autre, l’on retrouve les coups énergétiquement enchevêtrés 
de pinceau, aux couleurs mêlées et superposées de telle fa-
çon que l’image du dessous est la matrice de celle du des-
sus. Les gestes picturaux représentés sont dynamiques et 

Imitation, repetition, fakery, and artifice – practices that in art 
generally and painting in particular have very negative con-
notations are an integral part of what Christine Streuli does. 
What interests this Bernese artist is not the authentic, the 
original, the genuine that so many generations of painters 
have claimed to champion, but painting’s illusionistic poten-
tial, its capacity to show and at the same time to conceal, to 
mislead, to deceive. 
 This is also apparent in her 2014 work Hieb und Schlag, 
for the presentation of which Streuli developed a site-specific 
installation consisting of a wall covered from top to bottom 
with a photo wallpaper of a wooden floor. But it could also be 
read as the wall of a barn, which explains why we are instantly 
reminded of hikes in the mountains, chalets, primitive shel-
ters. Streuli first turned a floor into a wall for an exhibition in 
Hamburg, where she reproduced 1:1 the distinctive wooden 
floor of the Galerie Sfeir-Semler in a wallpaper composed 
of hundreds of individual photos. It was that work that led 
Streuli to an archive of wooden floor patterns, which she be-
gan digitally defamiliarizing and regrouping, depending on her 
purpose. For the Bel-Air building, she used the same material 
to generate five panels of varying width whose brown-gray 
rustic barn color marks a clear break with the sanitized look 
of the modern-day office.
 The changed interior mood provides the backdrop for 
the framed paper collage. This takes the form of two layers 
of paper laminated on top of each other, each painted in en-
ergetically convoluted brushstrokes in variously mixed colors 
and mounted so that the painting underneath serves as a 
mount for the one on top. The painting is gestural, dynamic, 
impulsive – except that in reality, no brush ever touched these 
canvases. The speed is illusory and the form pure artifice, 
achieved by using stencils and then counterproofing straight 



fougueux, alors qu’en réalité, pas un pinceau n’a effleuré la 
toile. Cette vitesse n’est qu’illusion, et la forme a été apposée 
de manière artificielle sur le papier par des chablons et des 
imitations. Comme pour ses motifs de sol, Christine Streuli 
dispose de toute une collection de chablons représentant des 
coups de pinceau – tel un clin d’œil aux «brushstrokes» de 
Roy Lichtenstein – dans toutes les tailles et toutes les on-
dulations imaginables. Déjà utilisés en combinaison avec les 
échantillons «all-over» typiques de l’artiste, ils sont ici pour la 
première fois le seul protagoniste et sont en outre encore mis 
en avant par la boule de lumière ovale aux airs de projecteur 
sur le papier peint. L’illusion parfaite? Pas tout à fait. Par la 
schématisation semblable à une bande dessinée des traits de 
pinceau, le «geste pictural génial» n’est pas célébré, mais plu-
tôt démasqué, et avec lui, un peu des aspirations d’originalité 
et des volontés d’authenticité qui ont constamment jalonné 
l’histoire surtout masculine de la peinture.

onto the paper. For just as Streuli has a collection of wood-
en-floor photos, so she is also in possession of a collection of 
Lichtensteinesque brushstroke stencils in every conceivable 
size and curvature. While these, in combination with Streuli’s 
hallmark all-overs, have already been used for various paint-
ings and installations, this is the first time that they have been 
the sole protagonist of one of her works, highlighted by a 
spotlight-simulating oval cone of light on the photo wallpa-
per. The ultimate illusion? Not quite. After all, the comic-like 
quality of the brushstrokes is not so much a celebration of the 
“genius of the painterly gesture” as its unmasking. And un-
masked with it is the blind belief in originality and authenticity 
that has always been central to the male-dominated history 
of painting.
Yasmin Afschar

L’artiste
Christine Streuli (*1975) vit et travaille à Berlin. Elle a fait ses études à la 
Haute école d’arts visuels et d’arts appliqués de Zurich et à l’Ecole 
supérieure des beaux-arts de Berlin. Ses œuvres sont des présentations 
mouvementées des techniques et concepts les plus divers de la peinture. 
Son travail, déjà présenté à l’occasion de nombreuses expositions 
individuelles et de groupes en Suisse et à l’étranger, a été maintes fois 
récompensé. La Suissesse a été révélée au monde entier en 2007, par sa 
présence au pavillon suisse lors de la Biennale de Venise. 

The artist
Christine Streuli was born in 1975 and lives and works in Berlin. She 
studied at the School of Art & Design in Zurich and at the University of  
the Arts in Berlin. Her works are exciting displays of a wide range of 
painting techniques and concepts. She has exhibited extensively (solo and 
group) both in Switzerland and abroad and has won several awards. Her 
show in the Swiss Pavilion at the Venice Biennale in 2007 won the artist 
international acclaim. 

Expositions (sélection) | Exhibitions (selection)
2014 collar size/Kragenweite: 36, Galerie Sfeir-Semler, Hambourg; gradually_real, 19e Biennale de Sydney, Sydney; OFF THE WALL! Bildräume und 
Wandbilder, Kunsthalle, Nuremberg   2013 Nonstoppainting, Haus am Waldsee, Berlin; Revolution, Kunstmuseum, Lucerne   2012 Piece Jump In, Galerie 
Mark Müller, Zurich   2011 mini maxi mental mess, Monica De Cardenas Galleria, Zuoz; Schieflage, Galerie Rupert Pfab, Düsseldorf   2010 Felicita, Centre 
Pasqu’Art, Bienne; Wir sind Orient, Museum Marta, Herford   2009 Brandblasen, Kunstverein, Oldenbourg; Boden und Wand/Wand und Fenster/Zeit, 
Helmhaus, Zurich   2008 fusion food, Aargauer Kunsthaus, Aarau   2007 Colour_Distance, pavillon suisse, Biennale de Venise, Venise; Christine Streuli/
Bruno Jakob, Kunsthaus, Langenthal   2005 Bekanntmachungen/Bilderstreit, Kunsthalle, Zurich; ensemble ensemble, Kunstraum, Kreuzlingen
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Christine Streuli
Touch of Ickelackebana 8, 2014
Vernis sur papier | Lacquer on paper
29.5 x 22 cm

A gauche | Left
Touch of Ickelackebana 9, 2014 et | and  
Touch of Ickelackebana 7, 2014
Vernis sur papier | Lacquer on paper
29.5 x 22 cm



Albrecht Schnider
Sans titre | Untitled, 2014
Acrylique sur toile | Acrylic on canvas
205 x 145 cm

A droite | Right
Vue du salon «L'Arve» avec | View of 
client room “L'arve” with
Sans titre | Untitled, 2014
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Albrecht Schnider (*1958)

Albrecht Schnider ne cesse jamais de se confronter, encore 
et encore, au défi de la toile blanche et continue ainsi à déve-
lopper sa peinture de manière logique et constante au fil de 
ses œuvres. Il recherche la «confrontation avec le problème 
originel de la peinture» et «thématise l'origine de la 'création 
d'images' dans son travail», souligne Simon Maurer. L'artiste 
se préoccupe ici de problématiques telles que la paternité 
artistique et la matérialité, ainsi que des conflits, habituels 
du genre, entre image et représentation, surface et espace 
ou encore avant et arrière-plan. Albrecht Schnider cherche à 
trouver des solutions formelles en se basant sur un motif et 
en orientant son processus créatif sur la quête d'images. Son 
répertoire va du figuratif à l'abstrait, la représentation des 
paysages et l'illustration du quotidien l'accompagnant depuis 
toujours. Schnider lui-même se voit comme un dessinateur; 
les dessins sont en effet importants pour lui, car c'est dans 
ceux-ci qu'il puise ses idées: sans détours ni fioritures, mais 
aussi par le biais d'une recherche analytique, ils lui ouvrent les 
portes de ses peintures de grand format. 
 C'est avec légèreté, entrain et délicatesse que Schnider 
a laissé courir son crayon à dessin pour les quatre pastels 
Sans titre (2013). Dans de nombreuses œuvres, les lignes 
semblent se muer sans aucune transition en cercles, el-
lipses et courbes, formant une unité fermée; dans d'autres, 
au contraire, le mouvement change de manière abrupte et 
se poursuit en lignes droites filant dans une autre direction. 
La pointe souple du crayon réagit rapidement à la pression 
de la main qui la guide, son trait s'estompe facilement, ses 
couleurs se fondent entre elles comme de la peinture ou une 
ligne fine est accentuée par une ligne parallèle plus épaisse. 
Bref, ces pastels sont authentiques, ils dévoilent la «patte» 
de l'artiste et permettent de comprendre son processus de 
recherche formelle. Le portrait grand format Sans titre de 
2014, au contraire, ébauche des contours clairs, ses cou-

The challenge of the empty canvas is one that Albrecht 
Schnider faces every day anew as he takes his painting one 
step further along its developmental trajectory. He seeks what 
Simon Maurer calls “confrontation with the age-old problem 
of painting” and “makes the emergence of ‘picture-making’ 
his theme.” Among the questions that preoccupy Schnider 
in addition to those typically raised by this genre – invention 
versus illustration, flatness versus depth, foreground versus 
background – are those of authorship and materiality. His 
compositions are the outcome of a process that entails intu-
iting formal solutions from a specific motif. His works range 
from the representational to the abstract, although painted 
landscapes and drawing on a daily basis have long been an 
integral part of his repertoire. Schnider sees himself as a 
draftsman; drawings are important to him, as it is from them 
that he derives his ideas. Unvarnished and direct, but at the 
same time analytically inquisitive, they are his point of entry 
to the large-format canvases. 
 In these four untitled pastels of 2013, Schnider’s crayon 
dances across the page with a sweeping, carefree lightness 
of touch. While the lines in some works seem to metamorpho-
se without interruption into circles, ellipses, and curves that 
form a self-contained unit, elsewhere the momentum ends 
abruptly and is continued in a straight line liable to veer off 
at a tangent. The soft crayon reacts swiftly to the pressure 
of the hand guiding it; it smudges easily, spreads like runny 
paint, or traces a fainter line parallel to a much bolder one. 
In short, the pastels are in every sense original: they expose 
the hand of the artist and render visible his quest for form. 
The large, untitled, portrait-format work of 2014, by contrast, 
is remarkable for its clear outlining and the evenness and 
precision of the painting. It shows a Neo-Constructivist black-
and-white construct enthroned along a strictly vertical axis 
on an orange-colored ground. Or is this “ground” in fact the 



leurs sont appliquées de manière homogène et précise. Un 
objet néo-constructiviste en noir et blanc trône, parfaitement 
vertical, sur un fond de couleur orange. Mais peut-être le 
fond est-il en fait l'avant-plan ou les deux se trouvent dans 
un même plan? Certaines formes éprouvées et esquissées 
dans les pastels – demi-cercles, ellipses, courbes et droites 
– réapparaissent ici dans des couleurs saturées leur confé-
rant de l'assurance. Si, dans ses jeunes années, le peintre 
réalisait encore ses peintures de grand format lui-même, il 
les fait, depuis 2011, peindre par une technicienne selon des 
gabarits «vectorisés avec précision» (Simon Maurer) et des 
couleurs définies. Tout ce qu'il a alors étudié et expérimenté 
dans ses pastels avec une légèreté perceptible se dévoile 
alors avec une précision chirurgicale. On retrouve dans ses 
pastels immédiatement l'empreinte de l'artiste; et, même si la 
grande peinture est quant à elle réalisée par des mains étran-
gères, on ne peut douter qu'il s'agisse d'une œuvre d'Albrecht 
Schnider. Schnider repose ainsi les questions classiques de 
la paternité artistique et de la «patte» originale du peintre et 
répond à ces problématiques sans effort et avec une maîtrise 
extrême.

foreground – or the two levels equivalent? Some of the forms 
explored in the pastels – the semicircles, ellipses, curves, and 
straight lines – resurface here, but stridently and in bold col-
ors. Whereas Schnider in his earlier years painted his large 
canvases himself, since 2011 he has had them sprayed by 
a technician using “exactly vectorized” – to quote Maurer – 
stencils and predefined colors. What the pastels seemed to 
be adumbrating or teasing out, the canvases display with 
sharply focused precision. The hand of the artist is very much 
in evidence in the pastels, whereas the monumental painting 
was sprayed by someone else, even if it remains unmistakably 
the work of Albrecht Schnider. Thus, not only does Schnider 
raise all the classic questions of authorship and the painter’s 
original hand, but he answers them too – effortlessly and with 
bravura.
Barbara Hatebur

L’artiste
Albrecht Schnider est né en 1958 à Lucerne; il vit et travaille à Berlin. 
Entre 1982 et 1987, il a fréquenté l'Ecole d’Arts Visuels et l'Université  
de Berne. Albrecht Schnider étudie l'histoire de la peinture et théma- 
tise ses problématiques traditionnelles en différents domaines tels que la 
composition, la matérialité, l'illustration et la paternité artistique.

The artist
Albrecht Schnider was born in Lucerne in 1958 and lives and works in 
Berlin. From 1982 to 1987 he was a student at the school of design  
and the university in Bern. Being interested in the history of painting, he  
has made its traditional questions of composition, materiality, illustration, 
and authorship his theme.

Expositions (sélection) | Exhibitions (selection)
2014 Art Genève 12, Marc Jancou contemporary, Genève; Albrecht Schnider/Giacomo Santiago Rogado, Helmhaus Zurich; TI-CH. Arte svizzera nelle 
acquisizioni del Museo Cantonale d’Arte, 1999–2014, Museo cantonale d'arte, Lugano   2013/2014 Kunst fürs Kunsthaus. Editionen des Aargauischen 
Kunstvereins 1991–2013, Aargauer Kunsthaus, Aarau; Feu Sacré. Pour le 200e anniversaire de la Bernische Kunstgesellschaft, Kunstmuseum Bern, Berne  
2013 Amid Serene Rooms, Project, Galerie Bob van Orsouw, Zurich   2011/2012 Albrecht Schnider. Um ein Vielfaches, Bernhard Knaus Fine Art, Francfort 
sur le Main   2012 Albrecht Schnider. Salle Falten, Marc Jancou Contemporary, Genève; Albrecht Schnider: wieder finden, Galerie Bob van Orsouw, Zurich; 
Holzwege. Sentieri erranti. Arte svizzera dalla collezione della Mobiliare, Ausst.-Kat. Museo cantonale d'arte, Lugano   2010/2011/2012 Landschaft als 
Weltsicht. L'art du XVIIe siècle à aujourd'hui, la situation de l'art (pour Max Imdahl), Bochum; Kunsthalle zu Kiel, Museum Wiesbaden, Bonnefantenmuseum, 
Maastricht; Kunstsammlungen Chemnitz



42 | 43

Albrecht Schnider
Sans titre | Untitled, 2013
Sans titre | Untitled, 2013
Sans titre | Untitled, 2013
Sans titre | Untitled, 2013
Pastel
43.5 x 36 cm, 43.5 x 50.8 cm

et | and
Sans titre | Untitled, 2014
Fonte d’aluminium, pulvérisée de blanc |  
Cast aluminum, sprayed white
33.5 x 22 x 10.2 cm



Barbara Ellmerer
Pink Lilac, 2012
Huile sur coton | Oil on cotton
200 x 130 cm

A droite | Right
Pink Lilac, 2012
Pink V., 2012
Higgs-Bosons in Love, 2009
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Barbara Ellmerer (*1956)

La peinture de Barbara Ellmerer peut être décrite avec 
maintes adjectifs: énergique, dynamique, puissante, mais 
aussi colorée et sensuelle. Ses premières peintures à l’huile 
grand format sont des portraits délicats, presque diaphanes, 
aux couleurs très fines, alors que ses travaux actuels sont très 
expressifs, voire haptiques, et mettent en scène des éléments 
de la nature (fleurs, bourgeons ou champignons). Si, aupa-
ravant, ses plantes étaient tout à fait identifiables, les sujets 
de ses dernières œuvres sont de plus en plus abstraits, tant 
l’artiste pénètre de plus en plus dans la matière, de tableau 
en tableau et de couche de couleur en couche de couleur.
 En observant les grandes peintures à l’huile Pink V. 
(2012) et Pink Lilac (2012), le spectateur devine de manière 
microscopique pétales, sépales ou étamines; à certains en-
droits, les couleurs s’amassent en reliefs sculpturaux, tandis 
qu’en d’autres, une seule couche de couleur a été appliquée 
puis délavée avec le pinceau jusqu’à la gommer: sur la toile 
Pink V par exemple, les parties de fleurs représentées dans 
des couleurs expressives surgissent d’un fond noir, sont re-
groupées en monticules roses et blancs ou pulvérisées entre 
différents pétales. A l’instar d’éléments volants, ces particules 
florales flottent dans l’espace, se rencontrent ou s’éloignent. 
L’énergie latente – la force de la nature, qui fait bourgeonner 
une plante ou éclore les fleurs – est le thème fondamental 
des travaux présentés. Cette énergie qui règne dans la na-
ture, invisible à l’œil nu, est matérialisée par Barbara Ellmerer 
d’un trait de pinceau à la fois puissant et dynamique et à 
grand renfort de couleurs lumineuses; les spectateurs font 
ainsi l’expérience directe des forces vibrantes invisibles mais 
perceptibles en peinture. Comme sur de nombreuses autres 
toiles de l’artiste, son intérêt pour des phénomènes de la phy-
sique et des sciences naturelles est manifeste, et symbolisé 
par ailleurs par les quatre aquarelles intitulées Higgs-Bosons 

The adjectives that first spring to mind when describing Bar-
bara Ellmerer’s painting are “energetic,” “dynamic,” and “pow-
erful” – but “colorful” and “sensuous” as well. Her large-format 
oils range from the early portraits, painted in such delicate, 
wafer-thin glazes that they almost seem to be evaporating, 
to the powerfully expressive, literally tactile works of recent 
years based on flowers, petals, mushrooms, and other motifs 
from the world of nature. While the plants used to be clearly 
recognizable as such, the motifs in Ellmerer’s latest paintings 
are becoming increasingly abstract as from painting to paint-
ing, layer by layer, she penetrates deeper and deeper into the 
material itself.
 Thus we can imagine the large, portrait-format oil paint-
ings Pink V. (2012) and Pink Lilac (2012) to be microscopic 
views of petals, calyxes, and stamens; in some places the 
impasto forms quasi-sculptural reliefs, while elsewhere the 
paint is brushed on in a single layer but smeared to blur it 
beyond recognition. Thus the flower parts rendered in expres-
sive colors against a black ground in Pink V coalesce to form 
mountains of pink and white or atomize into single petals. 
Like airborne elements, the flower particles float in space, 
now flocculating, now drifting apart. The energy behind this 
process, the force of nature itself that causes a seedling to 
shoot up out of the ground or buds to burst open, is the un-
derlying theme of all the works exhibited. Ellmerer visualizes 
the energy that holds sway in nature but that is invisible to the 
human eye with powerfully dynamic brushstrokes and bold, 
bright colors; directly translated into painting, the invisible, 
pulsating forces of nature for the viewer become an empirical 
reality. As in so many of Ellmerer’s paintings, here, too, her 
interest in physical, scientific phenomena is clearly apparent. 
This is also true of the four watercolors called Higgs-Bosons 
in Love of 2009. The Higgs boson (named after the Brit-



Barbara Ellmerer
Pink V., 2012
Huile sur coton | Oil on cotton
200 x 130 cm
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in Love (2009): le boson de Higgs (du nom d’un physicien bri-
tannique) décrit un élément essentiel dans la théorie standard 
de la physique pour expliquer l’existence des particules élé-
mentaires dans l’univers et leurs différents rapports de force. 
Les aquarelles de la série Higgs-Bosons in Love représentent 
des objets fluides nageant à la façon des méduses ou volants, 
et dont l’origine est difficile à déterminer. La réalité objective 
de la scène représentée a fait place à l’abstraction et certains 
éléments sont semblables à des formes indéfinissables pla-
nant de manière organique. Quant à la mention «in Love» du 
titre, elle ouvre la voie à la fantaisie, tant la touche sensuelle 
de la scène dépeinte peut rappeler des papillons dans l’esto-
mac et égayer l’état l’esprit du spectateur. Les quatre feuilles 
révèlent une plongée intime et personnelle dans l’univers de 
l’artiste et sont la clé de ses peintures à l’huile de grande 
taille.

ish physicist Peter Higgs) is a particle whose importance to 
theoretical physics rests on its capacity to explain the ba-
sic particles of the universe and the forces at work between 
them. The Higgs-Bosons in Love watercolors show delicate, 
jellyfish-like, floating or flying objects whose origins as motifs 
are not readily identifiable. Here, the objectivity of the motif 
has been advanced to the point of abstraction so that all that 
we see are indefinite, organic, floating forms. The state of 
being “in love” asserted by the title fuels the imagination so 
that the sensuousness of what is shown reminds us of the 
feeling of “butterflies in the stomach,” which in turn induces a 
state of elated heightened awareness. The four leaves reveal 
an intimate, personal insight into the world of the painter and 
hide within them the key to the larger oil paintings.
Barbara Hatebur

Barbara Ellmerer
Higgs-Bosons in Love, 2009
Aquarelle et encre de Chine sur papier |  
Watercolor and ink on paper,  
4 parties | parts, 41 x 28 cm chacune | each

L’artiste
Barbara Ellmerer est née en 1956 à Meiringen. Elle vit et travaille à Zurich. 
Elle a fréquenté l’Ecole d’art et de design F&F à Zurich. Dans sa peinture, 
elle teste toute la palette des variations de son support en sondant  
certains points de vue habituels et en incitant ainsi au questionnement 
consécutif à la perception. Elle met en scène ses sujets inspirés par  
la nature dans une peinture vibrant d’énergie. Elle est en outre l’éditrice du 
journal Internet pour «Kunst, Sex und Mathematik». 

The artist
Barbara Ellmerer was born in Meiringen in 1956 and lives and works in 
Zurich. She attended the F+F School of Art and Media Design in Zurich.  
In her painting, she explores the scope of her medium by sounding out 
familiar ways of seeing so that questions of perception can be experienced 
first hand. She translates subjects inspired by nature into energetically 
charged paintings. She is also the editor of the internet journal Kunst, Sex 
und Mathematik. 

Expositions (sélection) | Exhibitions (selection)
2015 Barbara Ellmerer. Kosmics, Galerie andresthalmann, Zurich   2014 Barbara Ellmerer. Flux, Galerie Numaga, Colombier   2012 Barbara Ellmerer. 
Calyx, Galerie Silvia Steiner, Bienne   2011 Barbara Ellmerer. Bio-Fiction, Galerie andresthalmann, Zurich   2010 Blumenstücke (Liebespflanzen), Galerie 
Margit Haldemann, Berne; Magnetische Erfahrungen – Kunst begegnet Naturwissenschaft, Zentralbibliothek Zurich   2012 Holzwege. Sentieri erranti.  
Arte svizzera dalla collezione della Mobiliare, Museo Cantonale d’Arte, Lugano   2007 Spiegel, Räume, Projektionen, Die Mobiliar, Berne   2006 Gegen den 
schnellen Blick, Galerie Margit Haldemann, Berne
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