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“Prescribed Insomnia” sounds like 
the promise of a waking dream, an 
insomnia both suffered and longed 
for. This half-awake state lures us into 
dreamlike spaces populated by mutant 
creatures prey to inner visions: a portrait 
of a generation on Xanax projecting 
themselves in desirable commonalities 
as a means of escaping an anxiogenic 
future.

Day breaks in a city square, where a 
body lies in a fetal position, its eyes wide 
open. Its posture is inspired by a scene 
from Tarkovsky’s film Stalker, in which 
the lead character wakes up from his nap 
to resume his journey. In “Città Ideale”, 
the body is depicted in a vulnerable 
position. At his side, a wolfhound seems 
attentive to his plight. Inspired by De 
Chirico’s metaphysical landscapes, the 
environment features the UN palace in 
the background, reminding us of the 
everlasting presence of power structures. 
Facing the canvas, we are placed in a 
situation of discomfort, conscious of our 
privileges, yet aware of our inability to 
act.

“Anonymous Artists” features a group 
of hybrid creatures in languid positions. 
Gathered in a circle to lick their wounds, 

they seek to help and reassure one another 
and give each other strength Confronted 
with the diktat of individual fulfilment 
in an inhospitable environment, they 
have chosen and accepted each other, 
despite their differences. The collective 
allows them to escape normative 
constraints and cheat their solitude, yet 
their gazes seem lost in the void. Some 
ricochet off the walls whose windows 
obstructed by blank canvases allude to 
an exhibition space, while others lose 
themselves toward the celling or stare 
at the void. Turned inwards, they are 
stuck in the prison of their mental space 
from which arise psychic disorders. The 
scene evokes a collective struggle and 
refers to the artists’ working conditions 
through the Free Britney T-shirt worn 
by one of the protagonists. Born after 
Spears’ placement under guardianship, 
the movement refers to a particular 
event, when in 2007, Britney Spears 
shaved her head, unable to reconcile her 
career and personal life. They are more 
accomplished than we are.
They have mutated, freed themselves 
from gender stereotypes, and embraced 
technological advances. The collective 
helps to counter the adversities of 
modern life but also the feeling of 
isolation. The characters are passive, 
but this passivity evokes the result 
of a defense mechanism rather than 
an acceptance of or an escape from 
powerlessness.

In “Emma Kunz’s Grotte”, the rock 
cavity offers a hospitable refuge, a sort 
of answer for those seeking to recharge 

their batteries away from the world. 
Nature, here considered in its restorative 
and compassionate dimension, serves as 
a therapeutic retreat for the artist. The 
protagonist, bathed in warm light, evokes 
the serenity of the present moment. Yet 
he seems to be in a transitory state. He 
has fallen asleep, letting his leg dangle to 
stay alert and not fall completely asleep.

“Till the Morning Rises” depicts two 
skateboarders facing a twilight mountain 
landscape. Sitting on the edge of a lake, 
they look in opposite directions, despite 
their palpable complicity. Their flesh is 
tinged with bluish light, reflecting the 
surrounding nature (Or is it the other 
way around?) in an entrancing mirror 
effect. Depicted from behind, they are 
both spectators and subjects of the work.

In the same way, “No Counterpart” 
invites us to take part in a 17th-century 
chess match between the protagonists 
of a painting by a Caravaggesque 
artist. However, here only the white 
pieces remain, placing the players in an 
asymmetrical confrontation - the game 
cannot take place. This image seems 
to allude to the search for meaning 
beyond binary conflicts, calling for a 
more nuanced understanding of human 
and social relationships. The vegetal 
figure on her left wears a T-shirt with 
the phrase ‘Talk to me’ and puts his 
arm around her neck, a kind of ricochet 
invitation to confide in him.

Through her works, Noemi questions 
our living conditions in a floating world 

and offers a poetic meditation on the 
contemporary human condition. 
She addresses universal themes such as 
fatigue, vulnerability, companionship, 
and the quest for meaning, drawing on 
references to art history and mainstream 
culture in a highly personal way.
She depicts the weariness of the world’s 
spectacle, of both external conflicts and 
inner conflicts that overwhelm us. Is it 
a world of conflict and power dynamics, 
as well? Her visions at times turn into 
predictions of our near future, at others, 
they offer a distant look at our time, 
and in which the inner space merges 
with its environment. She invites us to 
come to terms with ambivalence and 
meditate on our condition. Through her 
phantasmagorical visions, history, like 
art, is repeated, only to be reinvented in 
a more humanistic dimension.

Tiphanie Blanc

Exibithion view Noemi Pfister, Prescribed Insomnia at Tunnel 
Tunnel, 2024 
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Unlimited youth. Pre-pubescent, pubescent and post-pubescent, all at the same time, all 
your life. Without worries, full of worries, real worries, all at the same time. "e process 
of growing up is confusing. Being an adult is no better. At least not today. In the past, 
somehow the future was still foreseeable, maybe. "ese days, the future may take long. 
So many movies, stories, books and motifs suggesting possible futures. "e images that 
#oat in the mind, half-imaginary, half-real, become more and more blurred by repeated 
narratives, until only arbitrary assertions of youth remain before the eyes. All of them 
are arguably possible. "e more di$cult it is to anticipate and capture their shape, the 
more unclear the plans, the more worrysome the uncertainty.

Coming-of-age is a well-known genre. Perhaps it becomes a lifestyle, beyond the 
actual duration of the phase of coming-of-age. "e protagonists of youth are posing in 
apocalyptic scenarios. Apocalyptic scenarios accompany daily life. So please, how is 
growing up, how is coming-of-age supposed to take place? A short phase of supposed 
physical intactness, at the height of strength and energy, something akin to economic 
autonomy and all the rights of legal age, before the duties and worries of everyday life 
and physical frailties – large and small – take their psychological toll. No, because the 
world that partially de!nes who we are and how we become is itself in a process of co-
ming-of-age that a%ects everyone and makes all scenarios – especially the intimidating 
ones – seem equally likely. In other words, it‘s getting serious. It‘s time to grow up. It has 
to be.

Text: unanimous consent

Noemi P!ster, *1991 in Ticino, lives and works in Basel





Noemi Pfister imagine des mondes alternatifs qu’elle compose en citant et en s’appropriant des œuvres qu’elle
intègre aux siennes. Ce jeu de reprise construit un cadre commun pour des propositions artistiques autrement très
variées. Pour les Swiss Art Awards, elle présente trois nouvelles productions au sujet de la guerre, de toutes les
guerres, celles que nous faisons aux autres et celles que nous nous faisons à nous-mêmes. L’artiste questionne notre
place et ressenti avec ces toiles fonctionnant comme trois volets d’une même technique et d’une même réflexion.

BAK, Swiss Art Awards 2023, Gina Folly

Programmatique par son titre, la plus grande des trois œuvres de Noemi Pfister donne le ton : Guerra e Pace (After
M.O.) installe un sombre paysage désertique. L’horizon est limité par des montagnes qui semblent arrêter une lueur.
Et juste au-dessus, le ciel est fendu par des éclairs violets. Dans cette atmosphère étrange inspirée de Meret
Oppenheim (Krieg und Frieden, 1943) prennent place des figures renfermées. D’apparence humaine, leurs couleurs
et quelques déformations en font de nouvelles silhouettes de tous âges : elles incarnent notre perspective mais de
manière légèrement décalée, plus inclusive car elles sont plus indéfinies, plus ambiguës. Rassemblé autour du feu,
ce curieux petit groupe est composé de personnages inspirés d’une part de Krieg und Frieden, et les figures de
droite d’une photographie de réfugiés ukrainiens : passé et actualité fusionnent, références artistiques et création
originale se confondent. Dans cet instant suspendu, l’un des êtres représentés se détache au premier plan,
accompagné d’un chien fantomatique et endormi. Assis sur une couverture militaire suisse, observateur pensif de la
scène qui nous est donnée à voir, il incarne peut-être la solitude radicale de toute réflexion sur ces sujets dans un
espace reflétant ce qu’il intériorise.

La seconde peinture, Formen in Aufruhr (After I.W.), a pour motif central trois ballons de baudruche blancs en
colonne. Leurs fils droits et rouges, parfaitement tendus au point de ressembler à des vecteurs, se rejoignent sous un
couteau suisse à demi ouvert. La dynamique de ces éléments est absurde. Ce premier plan très géométrique est une
citation d’un dessin d’Ilse Weber (Ohne Titel, 1982) que Noemi Pfister se réapproprie en couleurs et volume. À l’arrière
se dresse une figure nuageuse et bleue soufflant sur la structure qui, à l’instar de ce qu’elle représente, est très rigide.
Ses mains jointes présentent le couteau. Le fond est composé d’une mer de nuages au-dessus de laquelle une
brume rose et un ciel bleu se forment. L’environnement féérique, intangible et nébuleux de Noemi Pfister vient
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contraster avec le motif tendu d’Ilse Weber semblant sur le point de rompre. C’est peut-être l’instant qui fige un
équilibre humain voué à se briser, laissant s’échapper notre fragilité et notre violence. L’harmonie peut à tout moment
basculer dans le chaos.

Plus immédiatement ludique et malicieuse, la troisième peinture est un petit format intitulé Wo stehst du mit deiner
Kunst Kolleg* ? . Une petite taupe artiste, retranchée dans son atelier souterrain, s’adonne à sa peinture. Elle cite le
dessin animé de Zdeněk Miler (La Petite Taupe (Taupek), 1957m2002). Soudain cet·te·x artiste seul·e·x avec ses
créations est apostrophé·e·x par la phrase qui légendait déjà le tableau de Jörg Immendorf (Wo stehst du mit deiner
Kunst, Kollege?, 1973) qui montre un artiste peignant dans son atelier, tandis que son camarde qui entre par la porte
ouverte indique une manifestation au nom du KPD, le parti communiste d’Allemagne : usant d’une typographie
similaire, Pfister transporte l’interpellation d’une œuvre à l’autre, actualisant l’épineux problème de l’engagement
artistique. Seulement cette fois, la question est inclusive. La petite taupe concentrée sur sa nature morte est
interrogée sur sa fonction d’artiste, sur les pouvoirs et impouvoirs de son art. Elle est confrontée, aujourd’hui, à une
question venue tout droit du passé, celui du réalisme et de son potentiel à représenter, voir transformer la réalité.
Pfister nous montre qu’à ce jour un tel réalisme se fait toujours en empruntant à d’autres et à hier.

Chez la jeune artiste, cette réflexion est profondément ancrée dans sa pratique et son geste créateur. Elle utilise,
modifie, détourne ce qui image le réel pour former une nouvelle réalité condensée. Elle compose ses mondes
alternatifs aussi à partir de photographies, films et dessins qu’elle assemble sous forme de collages. Ceux-ci sont
ensuite réunis par le montage peint qui efface les découpes, laissant place à une nouvelle unité, une nouvelle réalité.
Ce sont des peintures processuelles qui, à l’image d’un monde hétérogène mouvementé, passeront par divers états.
Ce système lui permet d’inventer une forme de nouveau réalisme, un réalisme à l’esthétique par définition composite
puisque celle-ci inclut d’autres œuvres. En utilisant ce condensé d’appropriations, Pfister provoque un clash des
réalités. Leur articulation dans une même technique de production crée un ensemble interdépendant fondé sur des
styles divers issus de la multitude d’imaginaires dont elle se saisit.

© Mélanie Petermann
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Si les trois tableaux sont liés par une thématique, celle des guerres qui ravagent le monde et nos mondes internes,
celle-ci est abordée sous divers angles à partir des images de nos existences ce qui provoque, réunit et nourrit les
réflexions sans pour autant y apporter de solution, de façon à ce que chacun·e·x puisse s’y plonger et y contribuer.
Noemi Pfister fait donc le choix d’une réalité poétique et fictive, sur l’étroite frontière qui sépare l’utopie de la
dystopie. Son nouveau réalisme et ses mondes alternatifs fonctionnent ainsi en visualisant le présent dans
l’inclusivité, alliant un discours contemporain à l’ailleurs. Elle ne choisit pas un art prônant le combat et l’engagement
militant mais propose plutôt un chemin de réflexion communautaire où le sentiment de submersion et d’impuissance
indicible pourrait trouver des voies de résolution. Elle ne vise pas le choc mais la prise de conscience. Son travail ne
s’inscrit pas directement dans la veine politique ou sociale des œuvres qu’elle s’approprie mais elle y puise un élan
pour l’enrichir d’une composante plus émotionnelle et questionner notre perception individuelle. Noemi Pfister et ses
peintures condensent des discours restant énigmatiques, posant des images sur l’espoir d’une communauté tournée
vers l’acceptation de l’autre, une communauté où chacun·e·x saurait que nous portons en nous des traces de ce qui
nous précède.
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Kunstkredit Basel-Stadt 2022, Cat’s Cradle, Kunsthalle Basel. 
Curated by Len Schaller

Noemi P!ster, Border Sunset, 2022. Installation view, Kunstkredit Basel-Stadt 2022, Cat’s Cradle, Kunsthalle Basel. Photo: Gina Folly / Kunstkredit Basel-Stadt





Eternal Return 
 Noemi P!ster

DE
«Alles wird sich irgendwann so wiederholen, wie man 
es schon einmal erlebt hat, und auch diese Wieder-
holung wird sich unendlich wiederholen!» Mit diesem 
Satz leitet Milan Kundera einen der wohl meistgele-
senen Romane unserer Gegenwart ein: Die unerträg-
liche Leichtigkeit des Seins (1984) handelt während des 
Prager Frühlings um Gewalt und Frieden, um Liebe 
und Sehnsucht, um Fantasie und Poesie. Doch als 
Prolog zur eigen tlichen Geschichte beschäftigt sich der 
tschechisch-französische Autor zunächst mit Nietz-
sches Konzept der «Ewigen Wiederkehr»: Ein in Ambi-
 guität gehüllter philosophischer Gedanke, der das 
Dasein in endlos wiederkehrende Zyklen fasst und 
impliziert, dass sich das Universum sowie die gesamte 
Existenz und Energie in einer selbstähnlichen Form 
unendlich oft, jenseits von Raum und Zeit wiederholt 
und weiterhin wiederholen wird. Ein Gedanke, der auf-
grund seiner Unausweichlichkeit bedrückend oder 
zugleich befreiend sein kann. Ein Gedanke, der nicht 
nur bezeichnend für den kontinuierlichen Nachhall 
weltgeschichtlicher Ereignisse ist, sondern sich auch 
in rein visuellen Bereichen als bedeutungsvoller Grund-
stein äussert. Die Malerei ist nicht zuletzt ein selbstre-
ferentielles Genre. Sie schöpft bis heute immer wie-
der aus dem Fundus bestehender Werke, vorhandener 
Themen, Absichten und Motive, die aufgrund ihrer 
Immanenz und Aussagekraft auch in unserer Gegen-
wart wieder aufgegri$en, neu interpretiert, verbildlicht 
und damit aktualisiert werden: «Alles geht, Alles kommt 
zurück; ewig rollt das Rad des Seins»1

 Vor einer rotbrauen Häuserreihe tri$t eine 
Gruppe merkwürdiger Gestalten aufeinander: Ver-
schiedene Gebärden des Entsetzens, der Beklemmung 
und Schaulust gelten dem Geschehen auf der Strasse. 
Ein Smartphone wird gezückt, Hände werden in die 
Luft geworfen. Die Vertikalität der stehenden Figuren 
wird durch das leuchtende Weiss der Leichentücher, 
die Querlinien der drei entschlafenen Körper gebro-
chen. Das grossformatige Gemälde von Noemi P'ster 
gibt der Ausstellung ihren Namen und bildet dessen 
programmatischer Bezugsrahmen: Eternal Return (2022) 
ist Werk und übergreifendes Konzept zugleich. Wie 
in vielen Arbeiten der Künstlerin verbindet das Ge-
mälde historische sowie zeitgenössische Referenzen. 
Die Komposition der Figuren und Gesten im Tafelbild 
St. Sebastian betet für die Pestopfer (1497-99) von Josse 
Lieferinxe2 spiegeln sich unmittelbar in P'sters Werk. 
Während sich das 21. Jahrhundert mitt lerweile in ein 
Zeitalter «vor» und «nach» der Pandemie teilen lässt, 
übersetzt sich das dargestellte Geschehen im Gemälde 
von Lieferinxe tatsächlich unschwer in unsere Gegen-
wart. Es entsteht eine visuelle und historische Analo-
gie, die sechs Jahrhunderte überbrückt.
 Noemi P'ster verbindet Elemente aus der Ver-
gangenheit und dem Jetzt; sie führt vor Augen, dass 
sich die zeitgenössische Malerei und ihre Subjekte 
fortwährend auf bestehende Bilder beziehen und da-
mit auf ihre eigene Geschichte oder ihr eigenes Bild-
Sein verweisen; sie spielt mit Referenzen, klassischen 

EN
“To think that everything recurs as we once experi-
enced it, and that the recurrence itself recurs ad 
in'nitum!” With this sentence Milan Kundera introdu- 
ces one of the arguably most-read novels of our time: 
Set during the Prague Spring, The Unbearable Lightness 
of Being (1984) revolves around violence and peace, 
love and longing, fantasy and poetry. Yet, as a pro-
logue to the story itself, the Czech-French author 'rst 
explores Nietzsche’s concept of “Eternal Return”: a 
philosophical notion shrouded in ambiguity that con- 
ceives life in endlessly recurring cycles and implies 
that the universe, as well as all existence and energy, 
repeats itself and will continue to repeat itself in a self- 
similar form inde'nitely, beyond space and time. A 
thought that might be both oppressive and liberat-
ing by virtue of its inevitability. A thought that is not 
only indicative of the continuous reverberation of his- 
torical events but also reveals itself as a signi'cant 
cornerstone within the visual realm. Painting is ulti-
mately a self-referential genre and to this day, it draws 
continually from the repertoire of existing works, 
subjects, intentions and motifs. Due to their imma-
nence and expressiveness, they are revisited, reinter- 
preted, visualized and thus updated in our present: 
“Everything goes, everything comes back; the wheel 
of being rolls eternally.”1

 A crowd of odd 'gures meet in front of an 
auburn row of houses: various expressions of dread, 
trepidation and curiosity are aimed at the happenings 
on the street. A smartphone is *ashed, while hands 
are thrown in the air. The verticality of the standing 
'gures is interrupted by the bright white shrouds, 
the horizontal lines of the three deceased bodies. The 
large-format painting by Noemi P'ster gives its name 
to the exhibition and constitutes its programmatic 
frame of reference: Eternal Return (2022) is both a work 
and an overarching concept. As in many of the artist’s 
pieces, the painting combines historical as well as con- 
temporary references. The composition of 'gures 
and gestures in the panel painting St. Sebastian Prays 
for the Plague Victims (1497-99) by Josse Lieferinxe2 
are echoed in P'ster’s work. While the twenty-'rst 
century has since been divided into an era “before” 
and “after” the pandemic, the events depicted in Lief-
erinxe’s painting do indeed translate e$ortlessly 
into our present. A visual and historical analogy is 
created that transcends six centuries.
 Noemi P'ster links elements from the past and 
the present; she demonstrates that contemporary 
painting and its subjects continually refer to existing 
images and, thus, to their own history or pictorial 
being; she plays with references, classical genres, and 
our collective memory. Sometimes with scienti'c 
purpose, sometimes with an ingenuous wink, the 
artist allows di$erent 'gures, formats, and techni-
ques to coexist in her visual universe and in this 
exhibition. At regular intervals, four voices emerge 
from the silence, a,rming with 'rm resolve that 
everything has to be the way it is: «Es muss sein! Es 

1 
Friedrich Nietzsche, Also sprach Zarathustra, Bd. 3, 1884.

2 
Das Werk von Josse Lieferinxe entstand zwischen 1497 und 1499 als 

eines von acht dem Heiligen Sebastian gewidmeten Tafelbildern für den 
Altaraufsatz der Notre-Dame-des-Accoules in Marseille.

1 
Friedrich Nietzsche, Thus Spoke Zarathustra, vol. 3, 1884.

2 
Josse Lieferinxe’s work was created between 1497 and 1499 as one of 

eight panel paintings dedicated to Saint Sebastian for the altarpiece of 
Notre-Dame-des-Accoules in Marseille.

Genres und unserem kollektiven Gedächtnis. Mal mit 
wissenschaftlichem Interesse, mal mit einem unbe-
fangenen Augenzwinkern lässt die Künstlerin unter-
schiedliche Figuren, Formate und Techniken in ihrer 
Bildwelt und der hiesigen Ausstellung koexistieren. 
Aus der Stille erklingen in regelmässigen Abständen 
vier Stimmen, die im Kanon mit resoluter Bestimmt-
heit bejahen, dass alles so sein muss, wie es ist: «Es 
muss sein! Es muss sein, ja, ja, ja!»3 Wir gehen rück-
wärts in die Zukunft und drehen uns dabei womög-
lich im Kreis. Das mag uns belasten oder be$ügeln, 
doch im Rahmen ebendieser ideologischen Ambiva-
lenz scha%t Noemi P&ster im Rückspiegel der Ver-
gangenheit ein bewegtes Abbild unserer Zeit.

3 
Ludwig van Beethoven, Vierter Satz des Streichquartetts op. 130, 1826.

3 
“It must be! It must be, yes, yes, yes!” [freely translated by the author]. 

Ludwig van Beethoven, Fourth movement of the String Quartet, op. 130, 1826.

muss sein, ja, ja, ja!»3 We move backwards into the 
future, possibly going in circles. This may burden or 
encourage us, but within the framework of precisely 
this ideological ambivalence, Noemi P&ster creates 
a vivid depiction of our time in the rear-view mirror 
of the past.

1
Eternal return, 2022

Oil and acrylic on canvas
190 × 190 cm

2
Pumukl, 2022 
Oil on canvas 
17.5 × 24 cm

3
Die Malerin, 2018

Oil, glitter and ball pen on canvas 
59 × 50 cm

4
No titel, 2021

Oil and pencil on canvas 
60 × 80 cm

5
All that glitters is not gold, 2021  

Acrylic, oil, marker, pencil on canvas 
60 × 80 cm
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Marlene Bürgi
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