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SHEELA GOWDA. IT.. MATTERS

Sheela Gowda (*1957 in Bhadravati, Indien) lebt und arbeitet in Bengaluru. Das Lenbachhaus 
zeigt ihre erste museale Einzelausstellung in Deutschland.

Für ihre raumfüllenden Installationen verwendet Gowda landesspezifische Materialien, die durch 
Beschaffenheit, Farbe oder Geruch eine narrative Atmosphäre erzeugen und zugleich meta­
phorische Kraft entfalten. Der künstlerische Einsatz von Kuhdung, Kumkum-Pulver, Kokosfasern, 
Haaren, Nadeln, Fäden, Steinen, Teerfässern oder Abdeckplanen verbindet Vorstellungen von 
Handwerk und von Alltagsgebrauch mit poetischer Aufladung und bezieht sich auf das städtische 
wie ländliche Leben in Indien.

Arbeitsbedingungen, Produktionskreisläufe, urbane Infrastruktur, traditionelles und modernes 
Leben sind Themen in Sheela Gowdas Kunst. Sie spürt die Materialien auf, die diese Themen  
repräsentieren, und setzt sie in Werke mit narrativem und assoziativem Bezug um. Dabei erzählen 
die Materialien und ihr gestalterischer Einsatz Geschichten, die mit kultisch-spirituellem Ge­
brauch einerseits und mit dem wirtschaftlich-funktionalen Nutzen ihrer Verwertung anderseits 
zusammenhängen. Fragen nach Arbeitsleistung sind den Werken ebenso eingeschrieben wie  
die Rituale des täglichen Lebens in vorindustriellen und heutigen Traditionen.

In den späten 1980er und frühen 1990er Jahren arbeitete Sheela Gowda mit Ölmalerei, die ihre 
späteren Themen bereits enthielt. Das Alltagsleben der indischen Mittelschicht, Konflikte von 
Frauen im Arbeits- wie privaten Leben sowie über die Medien vermittelte Bilder politischer und 
sozialer Spannungen waren früh Gegenstand ihres gesellschaftskritischen Denkens. Ab 1992  
setzte sie Kuhdung als gestalterisches Mittel zunächst für Bilder, dann auch räumlich-installativ 
ein, bevor sie sich anschließend neuen Materialien zuwendete.

Kuhdung als künstlerisches Material geht für Sheela Gowda mit politischem Bewusstsein einher: 
Die im hinduistischen Indien als heilig verehrte Kuh wird von der derzeitigen Regierung als Mittel 
der Stimmungsmache instrumentalisiert, um einem Hindu-Nationalismus neue Nahrung zu  
geben, der in den frühen 1990er Jahren die politische Bühne betrat. Gowda verleiht dem allge­
genwärtigen Dung von Kühen durch ihren künstlerischen Einsatz neue Brisanz.

Die Ausstellung zeigt mehrere Werkphasen: Am Beginn stehen die ersten Kuhdung-Gemälde  
von 1992. Sie werden hier erstmals in Europa gezeigt. Installationen aus Teerfässern, Gewürzmahl­
steinen, Haar, Holz sowie Medienbilder führen Gowdas künstlerischen Weg fort. Ihre neueste,  
eigens für das Lenbachhaus geschaffene Arbeit aus Kuhdung bedeutet eine Wiederkehr von dessen 
Relevanz in der aktuellen innenpolitischen Konfliktsituation.

Sheela Gowda war vertreten bei den Biennalen in São Paulo 2014, Gwangju 2014, Kochi 2012,  
Venedig 2009, Sharjah 2009, Lyon 2007 sowie bei der documenta 12, 2007. Einzelausstellungen 
fanden u. a. statt: 2019 im Bombas Gens, Valencia, und im HangarBicocca, Mailand; 2017 in der 
Ikon Gallery, Birmingham; 2015 im Para Site, Hongkong; 2014 in der daad Galerie, Berlin, im IMMA, 
Dublin, und im Centre international d’art et du paysage, Vassivière; 2013 in der Lunds Konsthall, 
Lund, und im Van Abbemuseum, Eindhoven, und 2010 im Office for Contemporary Art, Oslo.

Kuratiert von Eva Huttenlauch

SHEELA GOWDA. IT.. MATTERS

Sheela Gowda (b. Bhadravati, India, 1957) lives and works in Bengaluru. The Lenbachhaus  
presents her first solo exhibition at a museum in Germany.

For her sprawling installations, Gowda uses distinctive materials from her country whose nature, 
colors, and scents endow her works with a narrative as well as metaphorical force. The creative 
use of cow dung, kumkum powder, coconut fiber, hair, needles, threads, stones, tar barrels, or  
tarpaulins blends connotations of manual craftsmanship and practical application with poetic  
intensity for a meditation on both urban and rural life in India.

Working conditions, production cycles, urban infrastructure, traditional and modern life are  
recurrent concerns in Sheela Gowda’s art. She seeks out the materials that are best suited to  
representing these themes and translates them into works with rich narrative and associative 
subtexts. Her materials and their creative handling tell stories both about cultic and spiritual 
practices and about the economic and functional benefits extracted from them. Her works tie  
in with questions of productivity as well as rituals of daily life in a traditional society alongside  
an industrial one.

In the late 1980s and early 1990s, Gowda created oil paintings that already anticipated the themes  
of her mature oeuvre. The everyday life of the Indian middle class, the conflicts that women  
confront in their working and private lives, and media images of political and social tensions were 
early subjects of her critical engagement. Her exploration, starting in 1992, of the potential of  
cow dung as a medium, initially in wall-based works, then also in three-dimensional pieces and 
installations, eventually set in motion a broader shift toward new materials in her art.

The use of cow dung in her work, Sheela Gowda argues, goes hand in hand with her political con­
sciousness. India’s current government has harnessed the cow as a Hindu symbol towards an  
ultra-nationalist program that first became manifest in the early 1990s. In this situation, Gowda’s 
use of cow dung, a ubiquitous sight in India, gives it a novel and urgent relevance.

The exhibition presents the various phases of her practice: It opens with the first cow dung-
paintings from 1992, which are making their debut in Europe at the Lenbachhaus. Installations  
reappraising found materials such as tar barrels, spice grinding stones, hair, and wood as well  
as media images mark later stages of her artistic career. A new work using cow dung, conceived 
especially for our exhibition, is a reiteration of its relevance in the present domestic political 
scene as it was in the 1990s.

Sheela Gowda participated in the biennials of São Paulo (2014), Gwangju (2014), Kochi (2012),  
Venice (2009), Sharjah (2009), and Lyon (2007) as well as documenta 12 (2007). Selected solo exhi­
bitions: Bombas Gens, Valencia, and HangarBicocca, Milan, 2019; Ikon Gallery, Birmingham, 2017; 
Para Site, Hongkong, 2015; daad Galerie, Berlin, IMMA, Dublin, and Centre international d’art et  
du paysage, Vassivière, 2014; Lunds Konsthall, Lund, and Van Abbemuseum, Eindhoven, 2013; and 
Office for Contemporary Art, Oslo, 2010. 

Curated by Eva Huttenlauch



SOMEPLACE, 2005
Verzinkte Metallrohre, Ton (Radio-Monolog)
Maße variabel

Someplace ist ein Gerüst aus handelsüblichen Metallrohren, die sich in 
verschiedenen Längen und Höhen durch den Raum winden und einen 
endlosen Verlauf bilden. In jeder Ausstellung werden die Größe und Gestalt 
der Installation an den Ort angepasst.

Wer sein Ohr an eines der offenen Rohr-Enden legt, hört einen Radio­
monolog des indischen Talkshow-Moderators A.S. Murthy, der durch die 
metallenen Leitungen hallt. Nur bei sehr dichtem Herannahen an das Rohr 
nimmt man den Ton wahr und kann ihn identifizieren. Das Hören und 
Zuhören wird mithin durch die gebeugte Körperhaltung sichtbar und erhält 
beinahe performativen Charakter. Murthy spricht Kannada – eine indische 
Regional- und Sheela Gowdas Muttersprache. Er diskutiert verschiedene 
Themen von Politik, Gesellschaft und Familie.

Sheela Gowda hörte diesen Monolog in einem alten Radiogerät, das sie 
von ihrem Vater geerbt hat. Ihr Interesse am aktuellen lokalen Geschehen 
veranlasste sie dazu, ihn mit ihrem Publikum zu teilen, auch wenn die 
meisten nur dem Klang der Stimme folgen, nicht aber den Inhalt verstehen 
können.

SOMEPLACE, 2005
Zinc coated metal plumbing pipes, sound (radio monologue)
Variable dimensions

Someplace made of off-the-shelf metal plumbing pipes of varying lengths 
is a sprawling grid rising off the ground to different heights and forming  
a continuous loop. The installation’s spread and shape are adapted to the 
setting whenever the work is displayed in an exhibition.

Approaching one of the open pipe ends and pressing an ear to it, the 
visitors can overhear a monologue by the Indian radio talk show host A.S. 
Murthy channeled through the metal plumbing. The need to stoop makes 
the act of hearing and listening visible to others and lends it an almost  
performative quality. Speaking Kannada—one of India’s regional languages 
and Sheela Gowda’s mother tongue—Murthy is discussing various politi­
cal, social and domestic concerns.

Gowda heard this monologue on an old radio set she had inherited 
from her father. Her interest in local current affairs led her to share it with 
her audience. Although most visitors will be unable to understand the 
words, they can follow the sound of the voice and experience language as 
an abstraction. 

Ausstellungsansicht / Installation view Städtische Galerie im Lenbachhaus und Kunstbau München / Munich
© Sheela Gowda. Photo: Lenbachhaus, Simone Gänsheimer



BEHOLD, 2009
Haar, Metall
Maße variabel
Tate Modern, London

Behold besteht aus 4.000 Metern handgedrehtem Seil aus Menschenhaar 
und zwanzig Autostoßstangen, die einzeln oder gruppiert an den Haar- 
Seilen vor der Wand hängen. Wie immer bei Sheela Gowda erzählen die Mate
rialien und ihr Einsatz Geschichten, die mit kultisch-spirituellem Gebrauch 
einerseits und mit dem wirtschaftlich-funktionalen Nutzen ihrer Verwertung 
anderseits zusammenhängen. Stets implizieren die Installationen und deren 
Materialien ihre thematische Auseinandersetzung mit Gesellschaft und  
Arbeitsbedingungen sowie traditionellem Handwerk und industrieller Ver­
arbeitung.

Wenn ein Wunsch an die Götter sich erfüllt hat, lassen gläubige Hindus 
traditionell vor dem Tempelgang ihr Haar scheren und bringen es als  
Opfergabe dar. Kurze Haare von 2 bis 3 cm werden zu 3 Meter langen Seilen 
verknüpft und an Stoßstangen von PKW, oder Bussen befestigt. Als Talisman 
sollen sie Unheil von den Insassen abwenden. Darin steckt ein Paradoxon, 
ist doch das Fahrzeug eine von Menschen gebaute Maschine, die als Schutz­
raum bei der Fortbewegung auf der Straße dient. Jedoch kann sie ihre In­
sassen bei einem Unfall so sehr gefährden, dass höhere Mächte um Schutz 
gebeten werden. Weil der Mensch seiner eigenen Technologie zu wenig  
vertraut, ist spiritueller (Aber)Glaube nötig, um die Unversehrtheit im Pro­
dukt seiner eigenen Ingenieursleistung zu erwirken.

Lange Haare werden in einen anderen Kreislauf eingeschleust, der Wirt­
schaftsinteressen der Schönheitsindustrie bedient, aber für die meisten Gläu­
bigen unsichtbar bleibt. In einer Fabrik nahe Sheela Gowdas Heimatstadt 
Bengaluru werden sie von Arbeiterinnen in Handarbeit für den Verkauf in den 
Westen weiterverarbeitet: gewaschen, getrocknet, nach Längen sortiert und 
gebündelt. Per Flugfracht nach Italien transportiert, werden sie dort zunächst 
depigmentiert und schließlich in allen nachgefragten Farbtönen eingefärbt, 
um zuletzt für Haarverlängerung oder Perücken in alle Welt weiterversendet 
zu werden.

Behold entstand 2009 ursprünglich für die Corderie dell’Arsenale in Vene­
dig, die Seilereien, in denen im 15. Jh. die Schiffstaue für die venezianischen 
Handels- und Kriegsschiffe gedreht wurden, die ins Mittelmeer ausliefen. 
Heute sind sie Ort der internationalen Kunstausstellung Biennale di Venezia.

BEHOLD, 2009
Hair, metal
Variable dimensions
Tate Modern, London

Behold consists of 4000 meters of hand-twisted rope made of human hair 
and twenty car bumpers, individually or in sets, suspended in front of  
the wall by the hair ropes. As always in Sheela Gowda’s art, the materials 
and their employment tell stories both about cultic and spiritual practices 
and about the economic and functional benefits extracted from them.  
Her installations and the stuff they are made of invariably tie in with social 
issues and labor conditions as well as the shift from traditional craftsman­
ship to industrial processing.

When a vow taken to the gods has been fulfilled, faithful Hindus tradi­
tionally have their hair shorn as an offering or sacrifice before entering  
the temple of the god or goddess they have taken the vow to. Piles of hair 
are collected at such pilgrimages. These short strands of hair measuring 
around 2 to 3 cm are woven into 3 meter ropes that are tied to the bum­
pers of cars and buses as talismans, to ward off accidents and misfortune 
for the passengers. There is something paradoxical about this: automo­
biles are human-built machines designed to provide road users with control 
and safety. However, the vulnerability of the occupants in an accident 
makes it necessary to implore higher powers to protect them. Technology 
is not infallible, and so resorting to spiritual beliefs (or superstitions,  
depending on your perspective) to obtain protection from harm from the 
very products of their own engineering seems a soothing practice.

Unknown to the believers, longer hair collected from pilgrims is fed into 
a different cycle, one that serves the economic interests of the beauty in­
dustry. In a factory near Gowda’s home city of Bengaluru, women laborers 
manually prepare it for sale to the West: they wash and dry it, sort it by 
length, and package it in bundles. It is then shipped by air to Italy, where it 
is bleached, dyed in the various hues the market demands, and dispatched 
to destinations all over the world for use in hair extensions and wigs.

Behold was originally created for the Corderie dell’Arsenale in Venice, 
the ropeyards where, in the fifteenth century, the cables were made for 
the Venetian merchant vessels and warships that plied the Mediterranean 
Sea. Nowadays they are one of the locations of the international art exhibi­
tion Biennale di Venezia.

Ausstellungsansicht / Installation view Städtische Galerie im Lenbachhaus und Kunstbau München / Munich
© Sheela Gowda. Photo: Lenbachhaus, Simone Gänsheimer



WHERE COWS WALK, 2020
Jute, Kuhdung
6-teilig, je 200 x 120 cm

Für ihre für das Lenbachhaus neu produzierte Arbeit entschied sich Sheela 
Gowda, konzeptuell mit Kuhdung zu arbeiten. Das Material, das sie schon 
in den 1990er Jahren als Reaktion auf die sich verändernde politische  
Situation in Richtung nationalistischer Tendenzen in Indien verwendet hatte, 
erscheint für sie im Jahr 2020 fast zwingend; inzwischen sind von einfluss­
reichen politischen Kreisen stillschweigend unterstützte Lynchmorde und 
Gewalt gegen Gruppierungen, die angeblich die Heiligkeit der Kuh miss­
achten, Normalität geworden.

Die Idee war, sechs „Leinwände“ aus Jute auf dem Boden eines Kuh­
stalls auszulegen, so dass die Kühe, während sie umherlaufen und fressen, 
ihre Exkremente darauf fallen lassen und in ihrem eigenen Dung ihre Hufe 
abdrücken. Anschließend wurden die Leinwände getrocknet. Durch diese 
„Mitarbeit“ haben die Kühe eine organische Landschaft auf der Jute ge­
schaffen. Auch wenn das Endergebnis die Ausführungstechnik nicht exakt 
wiedergibt, so entstanden doch Bildteppiche, auf denen die Mischung von 
Dung und Heu sowie undeutliche Hufspuren zu sehen sind.

Der Entstehungsprozess erforderte sowohl eine sorgfältige Zeitplanung 
als auch die enge Zusammenarbeit mit einem Bauernhof. Die Restaurato­
rin Iris Winkelmeyer und die Kuratorin Eva Huttenlauch vom Lenbachhaus 
haben mit Unterstützung von Manuela Nassl vom Zillerhof in Gröbenzell 
das Konzept im Namen der Künstlerin eigenhändig umgesetzt.

WHERE COWS WALK, 2020 
Jute, cow dung
6 parts, each 200 x 120 cm

The concept of using cow dung for a new work commissioned by  
Lenbachhaus was a deliberate one. As a medium used by Sheela Gowda  
in response to the emerging political scene in the 1990s, cow dung has  
become almost an imperative in 2020 with lynching and communal vio­
lence becoming the norm through cow vigilantism enabled through tacit 
political patronage in India.

The idea was to lay down six jute “canvases” on the floor of a cowshed 
so that the cows would drop dung on them as they ate and wandered 
around. The cows walking over this surface would then imprint their hoofs 
on their own dung creating an organic landscape in this “collaboration”.  
The jute canvases were then dried over a period of time. The result, 
though it could not be exact to the execution method, are tapestries that 
highlight the surface of the mixture of dung and hay, interspersed with 
faint markings of cow hoofs.

It was a process that needed coordination with farm owners as well as 
time management. On the artist’s behalf, Iris Winkelmeyer, conservator, 
and Eva Huttenlauch, curator, of Lenbachhaus, executed the concept with 
their own hands, assisted by Manuela Nassl of Zillerhof farm in Gröbenzell 
near Munich.

Ausstellungsansicht / Installation view Städtische Galerie im Lenbachhaus und Kunstbau München / Munich
© Sheela Gowda. Photo: Lenbachhaus, Simone Gänsheimer



WHAT YET REMAINS, 2017
Metallplatten, Metallschalen
Maße variabel

Bandlis, flache Schalen aus Metall, werden auf indischen Baustellen für 
den Transport von Sand, Zement oder Betonschlamm verwendet. Mit ihnen 
können Arbeiter die Materialien in handhabbaren Mengen auf ihren Köp­
fen tragen oder einander anreichen. Ihre Größe und Proportionen sind auf 
den menschlichen Körper und die Grenzen seiner Kraft und Ausdauer zu­
geschnitten. Eine von ihnen ist genau so groß und befüllt so schwer, dass 
sie von einer Person gehandhabt werden kann.

Bandlis werden traditionell aus gebrauchten Metallfässern hergestellt, 
die dazu aufgeschnitten und zu Platten gewalzt werden. Daraus werden  
in Handarbeit mit Hammer und Meißel acht runde Scheiben geschlagen  
und diese wiederum zu Schalen geformt. Ihre scharfen Kanten werden  
anschließend von Hand zu runden Rändern geschlagen.

Alle Zustände der einzelnen Herstellungsschritte sind Bestandteile der 
Installation What Yet Remains: die intakten Platten, die übriggebliebenen 
Stanzbutzen, die runden Matrizen und die fertigen Schalen. Sheela Gowda 
verändert dabei nichts; sie greift weder in den Herstellungsprozess ein noch 
lässt sie eigens Schalen für ihre Zwecke herstellen. Zwar reinigt sie die  
Objekte von Schmutz, belässt jedoch die Spuren ihrer Bearbeitung und 
ihres früheren Gebrauchs auf den Oberflächen. 

Einzig auf ein Bandli malte sie ein schwarzes Quadrat als subtile Zutat 
und Anspielung auf Kasimir Malewitschs Ikone der Malereigeschichte Das 
Schwarze Quadrat von 1915.

Sheela Gowda nutzt die Prozesse und Bestandteile der Materialbearbei
tung und zeigt sie als Dokumente eines traditionellen Produktionssystems 
und als Symbol des Verschwindens kleiner Werkstätten und Handwerks­
betriebe im Zuge der Industrialisierung Indiens und seiner Öffnung hin zur 
globalisierten Wirtschaft. Durch die Überführung in den Ausstellungsraum 
verleiht sie den Objekten künstlerischen Rang, legt ihren Symbolgehalt 
frei und sublimiert ihr Material und ihren Gebrauch zum Kunstwerk mit in
trinsischer Bedeutung. 

WHAT YET REMAINS, 2017
Metal drum sheets, metal bowls
Variable dimensions

Bandlis are shallow metal bowls that are widely used on construction sites 
in India to transport sand, cement, or concrete slurry.  A bandli can hold 
the size and weight of construction materials that one worker can lift  
comfortably. They are traditionally made out of used metal drums that 
contained raw materials from various countries, which are cut open and 
flattened into sheets. Metalworkers wielding hammers and chisels then 
manually cut eight circular disks out of each sheet. These disks are pressed 
into bowls. In a final step, the bandlis are manually beaten to fold in the 
sharp edges.

The installation What Yet Remains gathers the various intermediate and 
final products of this process: the metal sheets intact and whole, then 
what is left of them after cutting, the round matrixes, and the finished bowls. 
Sheela Gowda does not alter the pieces at all; she does not intervene into 
the process of their manufacture or order bowls to be made specifically for 
her art. Other than removing dirt from their surfaces and flattening them 
to the extent possible, she has left all traces of their making and earlier use 
in place. 

The only exception is a subtle addition on one bandli: a square of black 
paint that alludes to an icon in the history of painting, Kazimir Malevich’s 
1915 Black Square.

Picking up on the processes and materials of a manual craft, Gowda 
showcases them as documents of a “traditional” hand-production system 
of small workshops that are present alongside India’s industrialization  
and integration into the global economy. Transposing the objects into the 
gallery space, she lends them the aura of the aesthetics of modernism,  
revealing their inherent forms and sublimating their practical use. 

Ausstellungsansicht / Installation view Städtische Galerie im Lenbachhaus und Kunstbau München / Munich
© Sheela Gowda. Photo: Lenbachhaus, Simone Gänsheimer



DARKROOM, 2006
Teerfässer, Metallplatten aus Teerfässern, Asphalt, Spiegel 
260 x 240 x 330 cm
+91 Foundation, New York

Darkroom ist eine begehbare Installation, wobei man zunächst vielmehr 
hineinkriechen muss, um sich anschließend im Innenraum in voller Größe 
aufrichten zu können.
Teerfässer sind die Bauelemente dieser Architektur. Sheela Gowda, die  
am Rande von Bengaluru lebt, beobachtete in den vergangenen zwei Jahr­
zehnten eine rasante Entwicklung und Vergrößerung der Stadt. An der  
Peripherie, zur ländlichen Gegend hin, wurden Straßen gebaut, um neuen 
Wohnraum zu erschließen. Inzwischen ist ihre eigene Wohngegend nicht 
mehr am Rand gelegen sondern mitten in der Stadt.

Die tägliche Begegnung mit der Arbeit von Straßenbauern regte sie zum 
künstlerischen Einsatz leerer Teerfässer an. Diese Überbleibsel des  
Straßenbaus werden üblicherweise nicht entsorgt, sondern die Arbeiter 
nutzen sie für die Errichtung temporären Obdachs am Straßenrand nahe 
ihrem Arbeitsplatz. Dazu schneiden sie die Fässer auf und walzen sie unter 
der Straßenwalze platt, um daraus Behausungen zu bauen. Diese aller­
dings richten sich in ihren Proportionen nicht nach dem menschlichen Maß  
sondern nach der Höhe der Fässer.

Darkroom ist von dieser informellen Architektur angeregt; die Fässer 
bezog Sheela Gowda direkt von den Arbeitern. Der niedrige Vorbau entspricht 
deren Behausungen. Die burgartigen Ecksäulen aus intakten Fässern sind 
von der Künstlerin hinzugefügt und könnten Anklänge an Kolonialarchi­
tektur sein. Befindet man sich im Inneren von Darkroom, erblickt man über 
sich eine perforierte Deckenplatte, die einen Sternenhimmel suggeriert – 
eine poetische Vorstellung, die jedoch sofort in ihr Gegenteil verkehrt wird, 
wenn man sich die Lebensbedingungen von Wanderarbeitern und Tage­
löhnern in ihren selbstgebauten und beengenden Schutzräumen vor Augen 
führt. Auch die eingangs beschriebene Entwicklung und Veränderung  
indischer Großstädte ist Thema dieser Arbeit.

DARKROOM, 2006
Tar drums, tar drum sheets, asphalt, mirrors
260 x 240 x 330 cm
+91 Foundation, New York

Darkroom is a walk-in installation, although viewers must actually crawl 
into it; the interior is tall enough to stand up in.

Tar drums are the building blocks of this architecture. Living on the out­
skirts of Bengaluru, Sheela Gowda watched the rapid development and 
growth of her city over the past two decades. On the periphery, where the 
city bleeds into the countryside, new roads were paved to provide access 
to housing developments that sprang up like mushrooms. Her own neigh­
borhood, which used to be on the edge of Bengaluru, is now considered 
an interior part of the city.

Observing the road builders and their ingenious temporary shelters  
inspired her to test the creative potential of empty tar drums. A character­
istic residue of road construction, the drums are typically not discarded  
as waste: the laborers repurpose them for temporary homes they put up 
by the side of the road near their workplace. They cut the drums open and 
flatten them under the road roller to turn them into readymade wall and 
roof panels. As a result, the shacks’ proportions derive not from the di­
mensions of the human body but from the size of the drums.

For Darkroom, Gowda took inspiration from this informal architecture; 
a road construction crew provided her with the material. The low-slung 
porch replicates the workers’ shelters. The corner columns of stacked un­
altered drums, which lend the structure the appearance of a castle, are 
the artist’s addition and perhaps an echo of colonial architecture. Once in­
side Darkroom, viewers see a perforated roof panel above their heads that 
suggests a starry sky; the poetic vision makes for a jarring contrast with 
what one imagines to be the living conditions of migrant workers and day 
laborers in their jerry-built and cramped shelters. The work implicitly  
also addresses the changes wrought by the development of India’s metro­
politan centers outlined above.

Ausstellungsansicht / Installation view Städtische Galerie im Lenbachhaus und Kunstbau München / Munich
© Sheela Gowda. Photo: Lenbachhaus, Simone Gänsheimer



IN PUBLIC, 2017
Vlies, Steine
265 x 676 cm

Die Vorlage für In Public ist ein Zeitungsfoto. 2012 ereignete sich vor dem 
Zivilgericht in Bengaluru ein heftiger Zwischenfall, nachdem sich über  
Monate Spannungen zwischen Justiz und Lokalpresse aufgebaut hatten. 
Diese entluden sich schließlich in tätlichen Angriffen beider Seiten, so  
dass die Polizei eingreifen und mit Gewalt Ordnung stiften musste.

Zu sehen sind Anwälte in schwarzen Anzügen, die auf Polizisten in khaki­
farbenen Uniformen mit Schlagstöcken zustürmen und mit Steinen wer­
fen. Ihre Augen sind als ironische künstlerische Zutat geschwärzt um ihre 
Identität zu verbergen, ebenso wie das Logo auf dem Auto der Presse­
vertreter am rechten Bildrand. Aufgenommen wurde die Szene aus der Per­
spektive eines Journalisten oder Pressefotografen aus sicherem Abstand.

Obwohl der ursprüngliche Zorn der Anwälte sich gegen die Presse  
richtete, befindet sich diese hier außerhalb des Geschehens und die Polizei 
gerät in die Konfliktzone.

Sheela Gowda hat das Originalfoto auf Lebensgröße vergrößert – daher 
die Grobkörnigkeit – und bringt somit das Publikum auf Augenhöhe mit 
den abgebildeten Personen. Dadurch und durch das auffällige Querformat 
hebt sie das Geschehen in den Bereich eines Historiengemäldes, auf dem 
ein Moment einer Schlacht dargestellt ist. Hier findet sich auch ein Rück­
bezug auf ihre frühe Praxis als Malerin figürlich-narrativer Szenen.

Diese Arbeit vermittelt Sheela Gowdas kritische Hinterfragung der Rolle 
und des Einflusses von Medienbildern und ihrer oftmals verkürzten oder 
eindimensionalen Darstellung gesellschaftlicher und politischer Realitäten. 
Auf dem Boden des Ausstellungsraumes liegen Steine, die das Geschehen 
in die Realität des Publikums hinein erweitern.

IN PUBLIC, 2017
Fleece, stones
265 x 676 cm

In Public is based on a newspaper photograph. In 2012, a violent incident 
took place outside Bengaluru’s City Civil Court. Tensions between lawyers 
and the local press that had been building up for weeks erupted in clashes 
in which the lawyers launched physical attacks, compelling the police to 
intervene and restore order by force.

We see attorneys in black suits hurling rocks and charging toward police 
in khaki uniforms armed with batons. As an ironical statement by the  
artist, the attackers’ eyes are covered by black bars to obscure their identi­
ties, as is the logo on the media van near the right edge of the picture. This 
moment captured by a journalist or press photographer seems to have 
been taken from a safe distance from his attackers. 

Although the lawyers’ wrath had originally been kindled by the media, 
except for the media van, the latter’s representatives are not visible in this 
altercation, leaving the policemen in the conflict zone.

Sheela Gowda has enlarged an original photo of the incident to a life-
size scale—hence the graininess—to bring the viewer eye to eye with  
the characters in the picture. The work’s dimensions and unusually wide 
format raise the action to the high drama of a history painting capturing  
a moment in battle. The same formal features also gesture back to the  
artist’s earlier work as a painter of narrative figurative scenes.

The work reflects Gowda’s critical scrutiny of the role and influence  
of media images and their tendency to convey an incomplete or overly 
simple understanding of social and political realities. Stones laid out on the 
gallery floor extend the action in the picture into the viewer’s reality.

Ausstellungsansicht / Installation view Städtische Galerie im Lenbachhaus und Kunstbau München / Munich
© Sheela Gowda. Photo: Lenbachhaus, Simone Gänsheimer



AND…, 2007
Faden, Nadeln, Pigment, Klebstoff, Niemöl
Maße variabel

And… ist die zweite Version der 1998 entstandenen Arbeit And Tell Him  
of My Pain. Sie wurde 2007 für die documenta 12 produziert und dort  
installiert.
Sheela Gowda fädelte jeweils 300 Meter Faden durch 108 Nadeln und stellte 
daraus 108 gleich lange Fadenstränge her. Gebündelt und mit einer Paste 
aus Kumkum-Pigment und Klebstoff ummantelt, ergeben die Schnüre ein 
fragiles Seil. Dieses richtet sie am Ausstellungsort zu einer raumgreifenden 
und ortsspezifischen Installation ein. Wie bei vielen Arbeiten nimmt die 
Künstlerin lokale indische Gegebenheiten auf, wie den rituellen Gebrauch 
bestimmter Gewürze oder den Faden als Teil traditionellen Frauenhand­
werks. Auch die typische Linearität indischer Malerei sowie die Formenspra­
che der internationalen Moderne spielen eine Rolle. Linie, Skulptur und 
Raum sind formale Ausgangspunkte in ihrem Werk. Die blutrote Farbe, die 
Länge des Seils, seine Windungen im Raum, sowie das Auslaufen in einem 
Bündel spitzer Nadeln rufen den mit Schmerz behafteten und arbeitsin­
tensiven Herstellungsprozess vor Augen und verbildlichen den früheren 
Titel der Arbeit: And Tell Him of My Pain. Dieser verrät außerdem die Geburts­
erfahrung als autobiografisches und frauenspezifisches Motiv.

AND…, 2007
Thread, needles, pigment, glue, neem oil
Variable dimensions

And… is the second version of the work And Tell Him of My Pain (1998).  
It was produced for documenta 12 in 2007 and first exhibited there.
Sheela Gowda threaded 300 meters of string through 108 needles which 
when doubled up make 150 meters of strings with the needle bunched up 
at one end. Coiled and coated with a paste made of kumkum pigment  
and glue, the strands form a delicate rope, which the artist arranges in an 
expansive site-specific installation in the gallery. As in many of her works, 
she adapts facets of local Indian life and culture such as the ritual use of 
certain spices or the thread as part of traditional women’s crafts . The cha­
racteristic linearity of Indian painting and the formal idiom of international 
modernism are key influences as well. Line, sculpture, and space are an­
choring concepts of her art. The blood-red color and the length of the cord 
winding through the room and ending in a sheaf of needles evoke asso­
ciations of prolonged and painful processes; in conjunction with the time-
consuming labor of making the work, they paraphrase its earlier title And 
Tell Him of My Pain that also suggests the experience of giving birth as  
an autobiographical and specifically female motif.

Ausstellungsansicht / Installation view Städtische Galerie im Lenbachhaus und Kunstbau München / Munich
© Sheela Gowda. Photo: Lenbachhaus, Simone Gänsheimer



CHIMERA, 2004
Teerfass, Glimmerplättchen
87 x 50 x 50 cm
Sammlung Sunitha und Niall Emmart

Hier verwendete Sheela Gowda ein einzelnes Teerfass, das sie von Straßen­
arbeitern erhalten hat. Aus seinem Deckel schnitt sie eine Spirale und  
befestigte diese entlang der Innenseite des Fasses, wobei das letzte Stück 
als Scheibe den Boden bildet. Diese Scheibe ist mit Glimmerplättchen  
bedeckt, mit denen normalerweise Teerplatten gegen Wasser abgedichtet 
werden. Wie üblich behält Gowda die Identität des Objektes und seines 
Materials bei und greift nur minimal in die Form ein um eine sanfte Ver­
schiebung der Wahrnehmung zu bewirken.

Der Blick wird unwillkürlich in die Tiefe des Fasses und auf die silbrigen 
Plättchen gezogen als schaue man beispielsweise in einen Brunnen, um 
darin die Spiegelung des Mondes zu sehen. Der Titel Chimera (Chimäre, 
Trugbild) spielt auf die hervorgerufene Erwartung einer Illusion an.

CHIMERA, 2004
Tar drum, mica flakes
87 x 50 x 50 cm
Collection of Sunitha and Niall Emmart

To make this work, Sheela Gowda sourced a tar drum from a road con­
struction crew. She cut the lid into a spiral that she allowed to be the base 
of the drum. The disk that remained at the center of this spiral rests on  
the floor filled with mica flakes, a material commonly used to coat tar 
sheets that are used for waterproofing roofs. As in other works, Gowda  
retains the identity of the object and material, performing only a minimal 
intervention into its form in order to effect a gentle shift of perspective.

The viewer’s gaze is drawn into the depth of the drum and toward the 
silvery flakes; the work’s allure resembles that of a well in whose depth  
a reflection of the moon appears. The title Chimera hints at the way the  
arrangement creates an illusion.

Ausstellungsansicht / Installation view Städtische Galerie im Lenbachhaus und Kunstbau München / Munich
© Sheela Gowda. Photo: Lenbachhaus, Simone Gänsheimer



BEST CUTTING, 2008
Digitale Collage, Industriemarker, Tintenstrahldruck auf Papier 
60 x 104 cm, 55 x 70 cm, 55 x 70 cm

Ausgangsmaterial für Best Cutting sind Zeitungsausschnitte, die der Künst­
ler Christoph Storz über zehn Jahre lang sammelte und für Sheela Gowda 
digital zu neuen Seiten zusammenstellte. Durch den fiktiven Titel The 
Chronic Chronicle, Bengaluru, ein Erscheinungsdatum und Seitenzahlen 
erhalten die drei Blätter ihren formalen Zeitungscharakter. Am unteren 
Seitenrand sieht man die für professionelle Probeabzüge typische Farb­
skala, die verrät, dass es sich um keine gewöhnliche Zeitung handeln kann.

Die Texte bieten eine Zusammenschau gesellschaftlich und politisch 
relevanter oder religiöser Themen, vermischt mit Kurznachrichten über 
Unfälle und Gewaltverbrechen. Neben diesen ernsten Inhalten befinden 
sich Werbeanzeigen mit ironischem Unterton. Auf das Papier zeichnete 
Sheela Gowda rote und grüne Linien, die sich über die ganze Doppelseite 
ziehen und als Schnittmuster für Kleidungsstücke erkennbar sind. Der  
Titel Best Cutting ist einem Buch für Schnittmuster entnommen, das hier 
als Vorlage diente.

Sheela Gowda verwendet Zeitungspapier als Träger bewusst ausge­
wählter und miteinander arrangierter Informationen; sie reduziert es jedoch 
zugleich auf die materielle Funktion von Papier, auf das sie scheinbar  
achtlos Schnittmuster zeichnet und damit die Zeitungsinhalte zerlegt. So 
schwanken Blick und Aufmerksamkeit des Publikums fortwährend zwi­
schen Zeitung und Zeichnung.

BEST CUTTING, 2008
Digital collage, glass-marking pencil, inkjet print on paper
60 x 104 cm, 55 x 70 cm, 55 x 70 cm

The basis for Best Cutting is a collection of newspaper clippings that the 
artist Christoph Storz put together for Sheela Gowda. Compiled over a  
decade of archiving by him they were digitally remastered to produce new 
pages. With the fictional title The Chronic Chronicle, Bengaluru, a publica­
tion date, and page numbers, the three sheets have the main formal  
elements of a newspaper including the reproduction of a color scale along 
the bottom edge, a typical feature of professional proof copies, which  
reveals that this is not an ordinary newspaper.

The articles sketch a survey of issues of social and political relevance 
and religious concerns, interspersed with short news items on accidents 
and violent crimes. These serious matters appear side by side with adver­
tisements in which an ironic undercurrent is unmistakable. Sheela Gowda 
has traced red and green lines on the paper, silhouettes extending across 
the spreads that may be identified as sewing patterns for clothes. The title 
Best Cutting quotes a book of such patterns from which she adopted the 
drawings.

Gowda works on newsprint as a medium that serves to transmit delib­
erately selected and collocated information, but she at once reduces it to 
the physical function of paper, drawing her sewing patterns with seeming 
disregard for the contents her lines cut through. The beholder’s gaze and 
interest perpetually shift back and forth between text and image, between 
information and representation.

© Sheela Gowda



MARGINS, 2011
Holz, Emaillack, Ölfarbe, Metall
Maße variabel
Sammlung Kiran Nadar Museum of Art, Delhi

Margins ist zusammengesetzt aus gefundenen Bestandteilen von Archi­
tektur: Türrahmen und Türblätter in den typischen Farben südindischer  
Häuser. Die Farben hat Sheela Gowda mittels eigener Bemalung noch  
intensiviert.

Diese Arbeit verbildlicht das Anliegen der Künstlerin, Alltägliches aus ihrer 
unmittelbaren Umgebung so weit zu verfremden, bis die ursprüngliche  
Bedeutung oder Funktion verloren und nicht mehr erkennbar, sondern 
aufgrund von Form, Farbe oder Beschaffenheit nur noch erahnbar ist. Die­
ser Punkt ist bei Margins erreicht. Zugleich ermöglicht der Türrahmen als 
Durchgang die Verbindung von Innen und Außen, was wiederum sinnbild­
lich für Gowdas Kunst steht: Die Werke sollen die Tür sein zu einem an
deren und neuen Verständnis, durch die hindurchzugehen das Publikum 
eingeladen ist. Formal verbindet Margins mit Malerei, zeichnerischer Linie 
und der Erweiterung ins Dreidimensionale die künstlerischen Bereiche, 
zwischen denen ihr Œuvre changiert.

MARGINS, 2011
Wood, enamel, oil paint, metal
Variable dimensions
Collection of the Kiran Nadar Museum of Art, Delhi

Margins is composed of found architectural elements: door frames and 
shutters painted in the typical hues of homes in the south of India. Sheela 
Gowda has enhanced these colors by reworking the objects with paint.

The work is emblematic of the artist’s efforts to transform selected  
details from the surroundings of her daily life until their original significance 
or function is not erased, but still hinted at by shapes, colors, and nature. 
Margins balances on this point of inflection. Meanwhile, the door frame  
as a passageway connecting interior and exterior spaces reads as a symbol 
of Gowda’s art at large: her works are meant to be portals that invite the 
viewer to pass to a new and different understanding. On the formal level, 
Margins amalgamates the three registers that her oeuvre straddles: paint­
ing, graphical line, and expansion into the third dimension.

Ausstellungsansicht / Installation view  
Städtische Galerie im Lenbachhaus und  
Kunstbau München / Munich
© Sheela Gowda. Photo: Eva Huttenlauch
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1	 SOMEPLACE, 2005
Verzinkte Metallrohre, Ton (Radio-Monolog) / Zinc coated metal plumbing pipes, sound (radio monologue)
Maße variabel / Variable dimensions

2	 BEHOLD, 2009
Haar, Metall / Hair, metal
Maße variabel / Variable dimensions

3	 WHERE COWS WALK, 2020
Jute, Kuhdung / Jute, cow dung
6-teilig, je / 6 parts, each 200 x 120 cm

4	 WHAT YET REMAINS, 2017
Metallplatten, Metallschalen / Metal drum sheets, metal bowls
Maße variabel / Variable dimensions

5	 DARKROOM, 2006
Teerfässer, Metallplatten aus Teerfässern, Asphalt, Spiegel / Tar drums, tar drum sheets, asphalt, mirrors
260 x 240 x 330 cm

6	 IN PUBLIC, 2017
Vlies, Steine / Fleece, stones
265 x 676 cm

7	 AND…, 2007
Faden, Nadeln, Pigment, Klebstoff, Niemöl / Thread, needles, pigment, glue, neem oil
Maße variabel / Variable dimensions 

8	 CHIMERA, 2004
Teerfass, Glimmerplättchen / Tar drum, mica flakes
87 x 50 x 50 cm

9	 BEST CUTTING, 2008
Digitale Collage, Industriemarker, Tintenstrahldruck auf Papier / Digital collage, glass-marking pencil, inkjet print on paper
60 x 104 cm, 55 x 70 cm, 55 x 70 cm

10	 MARGINS, 2011
Holz, Emaillack, Ölfarbe, Metall / Wood, enamel, oil paint, metal
Maße variabel / Variable dimensions

11	 PROTEST, MY SON, 2011
Aquarell auf Papier gedruckt, Vlies, Horn, Fell / Watercolor printed on paper, fleece, horn, fur
287 x 424 cm; 60 x 90 cm

12	 SANJAYA NARRATES, 2004
Aquarell auf Papier / Watercolor on paper
14 Aquarelle, je / 14 watercolors, each 25,5 x 33 cm 

13	 UNTITLED (COW DUNG), 1992–2012 
Kugdung / Cow dung
Maße variabel / Variable dimensions

14	 STOPOVER, 2012
Granit, Klebeband / Granite, tape
200 Steine / 200 stones, je / each ca. 60 x 60 x 60 cm, 9 Stößel / 9 pestles, je / each ca. 30 x 13 x 13 cm
Maße variabel / Variable dimensions

15	 KAGEBANGARA, 2008
Teerfässer, Metallplatten aus Teerfässern, Glimmer, Plane / Tar drums, tar drums sheets, mica sheets, mica, tarpaulins
Maße variabel / Variable dimensions

16	 UNTITLED, 1992
Kuhdung, Kreide, Pigment auf Papier, Jute / Cow dung, charcoal, pigment on paper, jute
208 x 170 cm

17	 UNTITLED, 1992
Kuhdung, Kumkum, Stoff, Holz, Pastellfarbe, Papier, Jute / Cow dung, kumkum, textile, wood, pastel, paper, jute
132 x 142

18	 UNTITLED, 1992
Kuhdung, Kreide, Pigment, Papier, Jute / Cow dung, charcoal, pigment, paper, jute
144 x 137 cm

	 SHEDDING LIGHT, 2020
Ein Dokumentarfilm über Sheela Gowda / A documentary film on Sheela Gowda

	 COLLATERAL, 2007 
Stahlgewebe, Holz, Asche von Räucherwerk / Steel mesh, wood, incense ash
Maße variabel / Variable dimensions
Ausgestellt in der Sankt Lukas Kirche / On view at St. Luke’s Church
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PROTEST, MY SON, 2011
Aquarell auf Papier gedruckt, Vlies, Horn, Fell
287 x 424 cm; 60 x 90 cm
Ausstellungskopie eines Werkes aus dem Van Abbemuseum,  
Eindhoven, 2020 

Ausgangspunkt ist das Zeitungsfoto einer Demonstration in Sheela Gowdas 
Heimatstadt Bengaluru. Eine Menschengruppe mit schreienden Mündern 
und erhobenen Armen posiert in agitatorischer Stimmung für den Pressefoto­
grafen. Alle sind spärlich gekleidet, meist nur mit Lendenschurz, Halsketten 
und Federschmuck. Es sind Mitglieder des südindischen halb-nomadischen 
Stammes der Hakki Pikki, dem von der Regierung Land und Wohnfläche 
versprochen wurden. Da sie dies jedoch nie erhalten haben, kamen sie in die 
Stadt, um zu protestieren. Im Hintergrund sieht man eine rote Fahne und 
ein blaues Banner – politische Zeichen, die mit B.R. Ambedkar in Verbindung 
gebracht werden, ein Jurist und Sozialreformer, der sich gegen soziale Dis­
kriminierung gegenüber Dalits eingesetzt hat (sog. Unberührbare als nied­
rigste Kaste des indischen Kastensystems) und der die indische Verfassung 
nach der Unabhängigkeit maßgeblich mitformulierte.

Die Hakki Pikki tragen normalerweise Alltagskleidung und sind bekannt 
für ihre geschickte Art, ihren Lebensunterhalt durch den Verkauf von Natur­
produkten wie selbst hergestellten Kräuterölen zu verdienen, aber auch mit 
gefälschten Tigerkrallen oder Elefantenhaar – Dinge, die sie als „exotische“ 
Originale an leichtgläubige Käufer veräußern. So hält die erhobene Hand  
eines Mannes eine Schnur mit falschen Tigerklauen, die Gowda von den 
Hakki Pikki in Bengaluru erworben und dem Bild appliziert hat.

Auf dem großen Hauptbild befindet sich links eine kleine Kopie des Motivs. 
Gowda hat es durch malerische Eingriffe verändert: durch Tätowierungen, 
Kopfbedeckungen, Körperbemalungen und andere Details, die als äußere 
Kennzeichen von Stammesgruppen auf der ganzen Welt verstanden werden.

Allerdings ist die Aufmachung der Hakki Pikki auf dem Foto nicht tradi­
tionell oder echt, sondern fiktiv und exotisiert. Auf diese Weise konstruieren 
und repräsentieren die Menschen hier ein Bild ihrer selbst, das der allge
meinen Vorstellung eines Volksstammes entspricht. Sie fälschen wohlüber­
legt ihre Identität, um in der Öffentlichkeit ein stereotypes Bild herzustellen, 
mit dem sie Effekte erzielen können, die einerseits auf Empathie abheben, 
anderseits auf den Verkauf ihrer Produkte durch vorgespielte Authentizität.

Protest, My Son zeigt Sheela Gowdas Interesse an der Rolle von Medien
bildern und ihrer Wahrnehmung. Sie entziffert zunächst deren Bedeutungs­
ebenen und formale Bestandteile und verändert oder manipuliert sie an­
schließend, indem sie durch Übermalung Teile hervorhebt oder versteckt 
oder dreidimensionale Elemente einfügt. Da die Hakki Pikki selbst frei mit 
erfundenen Identitätsmerkmalen umgehen, um sich in der Öffentlichkeit 
wirksam in Szene zu setzen, erlaubt sich auch die Künstlerin hier einen freien 
Umgang mit ihren künstlerischen Mitteln.

PROTEST, MY SON, 2011
Watercolor printed on paper, fleece, horn, fur
287 x 424 cm; 60 x 90 cm
Exhibition copy from a work in the collection of the Van Abbemuseum, 
Eindhoven, 2020 

This work is based on a newspaper photograph of a demonstration in Sheela 
Gowda’s home city of Bengaluru. Mouths open in silent shouts, arms raised, 
the agitated protesters pose for the press photographer. They are scantily 
clad, with some wearing only loincloths, necklaces, and feathered head­
dresses. They are members of the seminomadic Hakki Pikki tribe of south­
ern India who have been waiting in vain for the houses the government has 
promised to build for them, and who have come to the city to protest the 
delay. The red flag and the banner carried by demonstrators further back 
are political signifiers associated with B.R. Ambedkar, a jurist, economist 
and social reformer who inspired the Dalit Buddhist movement and cam­
paigned against social discrimination towards the untouchables (Dalits).  
He was the major architect of the Constitution of India. 

The Hakki Pikki normally wear conventional attire and are known for 
their clever ways of making a living by selling natural products such as self-
made herbal oils, but also imitations of tiger claws and elephant hair as  
“exotic” originals they hawk to credulous buyers. In an allusion to this  
practice, Gowda has pinned a string of fake tiger claws she purchased from 
the Hakki Pikki in Bengaluru to the picture, putting it in the raised hand  
of one man.

The inset overlaid on the main image on the left is a smaller duplicate of 
the motif that the artist has altered with paint and brush, adding tattoos, 
headdresses, body paintings, and other details that are legible as hallmarks 
of tribal groups all over the world. Then again, the getup of the Hakki Pikki 
people in the photograph is no more traditional or genuine: it is an exagger­
ated idea of a tribal culture. The protesters construct and represent an im­
age of who they are that caters to how the general society tends to imagine 
a tribal society. They have replaced their everyday appearance that is no 
different from others now with a deliberate fabrication, staging themselves 
for the public as a stereotype to create a separate identity in order to solicit 
the spectator’s empathy, and to demand special rights and attention.

Protest, My Son exemplifies Gowda’s interest in the role that media  
images and their perception play. She decodes the layers of meaning they 
contain and analyzes their formal components before modifying or mani­
pulating them, accentuating or concealing aspects by overpainting parts  
or even adding three-dimensional elements. Given the liberties the Hakki 
Pikki take in deploying fictitious identity markers to forge an effective public 
presence, the artist has allowed herself similar license in using the means 
within this work.

Ausstellungsansicht / Installation view Städtische Galerie im Lenbachhaus und Kunstbau München / Munich
© Sheela Gowda. Photo: Lenbachhaus, Simone Gänsheimer



SANJAYA NARRATES, 2004
Aquarell auf Papier
14 Aquarelle, je 25,5 x 33 cm 
Sammlung Sunitha und Niall Emmart

Diese Aquarell-Serie malte Sheela Gowda nach einer Zeitungsvorlage. Sie 
fragmentierte eine gefundene Pressefotografie in 14 Teile und rückt De­
tails in den Fokus, indem sie Einzelteile betont, die auf dem Ursprungsbild 
eine unwichtige Rolle spielten. Zu sehen ist eine Szene unmittelbar nach 
einem Kreuzfeuerangriff in Palästina. Eine Frau streckt einem Mann ein 
tödlich verwundetes Kind entgegen; daneben befinden sich zwei schreiende 
Frauen. Bis auf das tote Kind in Sepia-Tönen sind alle Aquarelle in Farbe 
gemalt. Obwohl die Bilder durch ihre gereihte Hängung zu einem großen 
Ganzen zusammengefügt sind, stellt jedes von ihnen einen isolierten,  
einzelnen Moment dar. Gesichter, Hände und Füße befinden sich in verschie­
denen Größenmaßstäben nebeneinander.
Der Titel Sanjaya Narrates spielt auf eine Figur aus dem alten indischen 
Epos Mahabharata an: Sanjaya, Wagenlenker und Berater des blinden  
Königs Dhritarashtra, verfügt über die Gabe des Hellsehens und berichtet 
seinem Herrn vom Kriegsgeschehen, als stünde er selbst inmitten des 
Schlachtfeldes. 
Sheela Gowda erklärt: „Wenn man bei der täglichen Zeitungslektüre mit 
einer solchen Tragödie konfrontiert wird, kann man unfreiwillig zu einer 
Art Voyeur werden. Zu hinterfragen gilt es auch die Rolle des Fotografen 
als ein ‚Sanjaya‘ des persönlichen Schicksals von Menschen in einem weit 
entfernten Land, das von politischer Gewalt erschüttert wird.“

SANJAYA NARRATES, 2004
Watercolor on paper
14 watercolors, each 25,5 x 33 cm 
Collection of Sunitha and Niall Emmart

Sheela Gowda painted this series of watercolors after a newspaper clip­
ping. She divided a found press photograph into fourteen fragments and 
brought details of the action into focus by accentuating elements that 
played only minor parts in the original image. We see a scene that played 
out moments after a crossfire attack in Palestine. A woman holds out a 
mortally wounded child to a man, while two women next to her are 
screaming in terror. All the watercolors are in full color, except for the dead 
child, which is painted in sepia tones. Although the pictures are mounted 
side by side to form an integral whole, each represents a single moment in 
isolation. Faces, hands, and feet rendered at different scales appear in  
juxtaposition.

The title Sanjaya Narrates is an allusion to a character from the ancient 
Indian epic Mahabharata: Sanjaya, charioteer and adviser to the blind King 
Dhritarashtra, has the gift of divine vision and narrates to his master the 
events of a distant war as if he were in the battlefield.

Gowda explains: “Responding to a tragedy in the course of the daily 
reading of the newspaper the reader could involuntarily become a voyeur. 
The role of the photographer, a ‘Sanjaya’ of a personal tragic moment  
taking place far away in a politically charged country also comes into 
question.”

© Sheela Gowda



UNTITLED (COW DUNG), 1992–2012 
Kuhdung
Maße variabel

Zu Beginn der 1990er Jahre wendete sich Sheela Gowda von der figürli­
chen Ölmalerei ab und suchte nach neuen künstlerischen Mitteln, die ihrer 
Aussageabsicht besser entsprachen. Kuhdung war dafür das geeignete 
Material. Zunächst setzte sie den Dung wie Farbe ein und bemalte damit 
Leinwände. Ihre drei frühesten „Kuhdung-Gemälde“ von 1992 sind in  
dieser Ausstellung zu sehen. Schließlich erweiterte sie den Einsatz von 
Dung ins Räumliche: Untitled (Cow dung) ist eine der ersten dieser instal­
lativen Arbeiten.

Der Dung von Kühen ist in ländlichen Gegenden Indiens ein omnipräsen­
tes Material, das zu vielerlei Zwecken eingesetzt wird. Im praktischen  
Gebrauch dienen getrocknete Fladen als Brennmaterial für Öfen oder Treib­
stoff für Fahrzeuge. In feuchtem, formbarem Zustand wird es zum Baustoff 
oder als Wand- oder Bodenbelag zum Isolationsmaterial. Qualmende  
Kuhfladen vertreiben Moskitos und gemischt mit Blättern des Niembaums 
wirkt der Dung antiseptisch. Reich an Mineralstoffen wird der Dung zum 
Kompostieren und als Düngemittel verwendet. Auch volkstümliches Spiel­
zeug wird daraus hergestellt.

Kuhdung hat aber auch eine kultisch-spirituelle Funktion: Hausein
gänge werden täglich mit Wasser und Kuhdung gereinigt um anschließend 
Muster aus Reismehl darauf zu zeichnen, die Segen bringen sollen. Ein  
Gemisch aus Dung und Ghee (aus Kuhmilch gewonnenes Butterschmalz) 
brennt in heiligen Feuern, die reinigende Wirkung haben. Dung ist außer­
dem Bestandteil von Räucherwerk-Pulver, aus dem wiederum Räucher­
stäbchen für kultische Handlungen in Tempeln produziert werden. Meist 
fällt die Handhabung von Kuhmist in den Arbeitsbereich von Frauen.

Sheela Gowda stellte die Fladen her, indem sie Kugeln gegen die Wand 
drückte, wodurch ihr Handabdruck auf der Oberfläche zurückblieb. Sie 
empfand so die Tätigkeit der Frauen nach, die mit diesem Material umgehen.

Untitled (Cow dung) besteht aus 900 Fladen mit handgroßem Durch­
messer und 25 Quadern, in denen mehrere Schichten Kuhmist zu festen 
Blöcken gearbeitet sind.

UNTITLED (COW DUNG), 1992–2012 
Cow dung
Variable dimensions

In the early 1990s, Sheela Gowda, dissatisfied with figural oil painting, 
sought to develop new creative means that would better fit what she  
intended to say with her art. Cow dung proved the suitable material for her 
endeavor. She first used it as she had used paint, brushing it on paper  
and jute. Her earliest three “cow dung paintings” from 1992 are on view in 
this exhibition. She subsequently extended the use of dung into the third 
dimension: Untitled (Cow dung) is one of the earliest of the installations 
that resulted.

The dung of the cow is a staple of life in rural India and collected for a 
wide variety of purposes both practical and ritual. Dried cowpats fuel 
hearths. Malleable moist excrement is used as a building material and ap­
plied to walls or floors as a compacting layer. The smoke from smoldering 
dung repels mosquitoes, and mixed with the leaves of the neem tree, it 
acts as an antiseptic. Rich in minerals, it is added to compost heaps and 
spread over fields as fertilizer. Artisans even fashion traditional toys out of it.

Yet cow dung has a cultic and spiritual function as well: The entrances 
to homes are cleaned with water and cow dung on a daily basis and then 
adorned with rice-flour patterns that are considered auspicious. A blend of 
dung and ghee (clarified cow milk butter) burns in sacred fires that purify 
their surroundings. Dung is also one component in the incense powder 
that is pressed into sticks for ritual use in temples. Most of the work involv­
ing cow manure is conventionally performed by women.

Reenacting the labor of the women who handle cow dung in their cre­
ative practice, Gowda made each pat by pressing a ball of dung against the 
wall, leaving an imprint of her palm on its face.

Untitled (Cow dung) consists of nine hundred pats whose diameter is 
the length of a hand and twenty-five bricks for which the artist compacted 
several layers to form solid blocks of cow dung.
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STOPOVER, 2012
Granit, Klebeband
200 Steine, je ca. 60 x 60 x 60 cm, 9 Stößel, je ca. 30 x 13 x 13 cm
Maße variabel

Stopover entstand 2012 als ortsspezifische Installation für die erste Kochi-
Muziris Biennale in Kochi in Südindien. Sie besteht aus 200 Gewürzmahl
steinen – einst ein unentbehrliches Küchengerät in traditionellen indischen 
Haushalten. Mit der Entwicklung des Landes hin zu globalisierter Industrie 
und Ökonomie verschwanden nach und nach das einfache Handwerk und 
der Gebrauch handbetriebenen (Küchen-)Geräts. Köchinnen und Köche 
sitzen nicht mehr auf dem Boden, um in mühsamer körperlicher Arbeit  
Gewürze zu mahlen, sondern Haushalte funktionieren mit modernen elek­
trischen Geräten. Gewürzmahlsteine verloren daher ihre Funktion und  
die Menschen entledigten sich der unbrauchbar gewordenen Geräte. Da 
die Steine jedoch als heilig erachtet wurden, hat man sie nicht zerstört 
oder vollständig entsorgt, sondern lediglich auf die Straße befördert und 
dort belassen. Sheela Gowda fand diese ausrangierten Steine auf den 
Straßen von Bengaluru. Als Relikte und Zeugnisse einer uralten Kultur und 
überkommenen Zeit stehen sie zugleich als Zeichen für die Verwandlung 
des städtischen Lebens im Speziellen und der indischen Gesellschaft im 
Allgemeinen.

Sheela Gowda präsentiert die Steine unbearbeitet in ihrer ursprüngli­
chen Form und Beschaffenheit. Die Bewegung der bis zu 350 kg schweren 
Granitblöcke vom Hausinneren in den öffentlichen Raum wurde von der 
Künstlerin nachvollzogen, als sie diese von den Straßen Bengalurus nach 
Kochi beförderte. 

Kochi war seit dem 14. bis ins frühe 20. Jahrhundert der bedeutendste 
Hafen an der indischen Südwestküste für den Gewürzhandel mit China 
und dem Nahen Osten. Für unsere Ausstellung sind die Steine erneut gereist, 
diesmal in Schiffscontainern von Indien nach Europa, womit sie selbst zu 
grenzüberschreitender Transport- und Zollware wurden. Die weißen Gitter­
netzlinien auf Wand und Boden bilden eine abstrahierte Karte von Han­
delswegen und Reminiszenz an die Transportwege, die die Steine ebenso 
wie einst die Gewürze als wertvolle Handelsgüter zurückgelegt haben.

STOPOVER, 2012
Granite, tape
200 stones, each ca. 60 x 60 x 60 cm, 9 pestles, each ca. 30 x 13 x 13 cm
Variable dimensions

Stopover was created in 2012 as a site-specific installation for the inaugural 
Kochi-Muziris Biennale in Kochi in southern India. It consists of two  
hundred spice grinding stones, which were once an indispensable kitchen  
implement in traditional households throughout India. As the country  
developed globalized industrial and economic structures, basic artisanal 
practices and manually operated (kitchen) equipment gradually disap­
peared. Cooks no longer squat on the floor to grind spices in arduous physi­
cal labor as households have adopted modern electric appliances. Bereft 
of their function, the spice grinding stones became useless detritus that 
people sought to get rid of. Still, they are seen as sacred, and so, rather than 
destroying them or taking them to the trash dump, people have simply  
left them out in the streets. Sheela Gowda noticed these discarded stones 
throughout Bengaluru. As relics that bear witness to an earlier lifestyle, 
they at once symbolize the ongoing transformation of urban life in particular 
and Indian society in general.

Gowda presents the unaltered stones in their original shape and con­
dition. She effectively reenacted the movement of the granite blocks, 
which weigh up to 350 kg, from the domestic interior into the public sphere 
when she had them shipped from the streets of Bengaluru to Kochi. 

Located on the southwest coast of India, Kochi was a central hub for 
the spice trade with China and the Middle East from the fourteenth until 
the early twentieth century. For our exhibition, the stones have gone on 
another voyage, traveling in shipping containers from India to Europe and 
becoming international cargo subject to customs duties in their own right. 
The white grid lines on the wall and on the floor make an abstract map  
of the commercial routes and carry reminiscences of the transport routes, 
which the stones have travelled just like the valuable merchandise once 
did.
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KAGEBANGARA, 2008
Teerfässer, Metallplatten aus Teerfässern, Glimmer, Plane
Maße variabel
Sammlung Sunitha und Niall Emmart

Kagebangara besteht aus Teerfässern, intakt oder zu Platten aufgeschnitten, 
sowie aus blauen und gelben Abdeckplanen. Die Platten sind an die Wand 
gelehnt oder gehängt. Ein kleiner Vorbau bildet eine informelle Architektur, 
in der sich eine mit Glimmer bedeckte Teerplatte befindet. In den Ausstel­
lungsraum hinein ragt eine horizontale Säule aus Teerfässern.

Alle Bestandteile der Installation lassen an eine Baustelle denken: Die 
kleine Architektur erinnert an temporäre Behausungen, die beim Häuser- 
oder Straßenbau beschäftigte Wanderarbeiter aus gebrauchten Teerfässern 
errichten. Glimmerplättchen werden beim Bau als Isoliermaterial und zur 
Abdichtung verwendet, die Plane dient der Abdeckung von Schutthaufen 
oder offener Baustellen. In Sheela Gowdas Heimatstadt Bengaluru, als  
„Silicon Valley Indiens“ bezeichnet, sind diese derzeit besonders augenfällig, 
da ein lang anhaltender Bauboom wegen Finanzspekulation und Fehl­
planung seit kurzem stagniert. Bauruinen, deren unfertige Fassaden und 
Fensterhöhlen oft mit blauen Planen abgedeckt sind, bestimmen das  
Straßenbild und dokumentieren den Baustopp. Auch auf Märkten ist die 
Plane in allen Farben omnipräsent, so als Unterlage für die Ware und als 
Schutz gegen Wind, Regen und Staub. 

Arbeitsbedingungen, Produktionskreisläufe, urbane Infrastruktur, traditio­
nelles und modernes Leben sind immer wieder Themen in Sheela Gowdas 
Kunst. Sie spürt die Materialien auf, die diese Themen repräsentieren und 
setzt sie in Werke mit narrativem und assoziativem Bezug um.

So auch in Kagebangara: Die Installation bildet mit ihren fernsichtig  
wirkenden leuchtenden Farben und großen dunklen Platten in unserer 
Ausstellung einerseits den Fluchtpunkt der Sichtachse für das eintretende  
Publikum. Ihre monochromen Flächen aus Primärfarben und die recht­
eckigen und runden Formen erinnern an Gemälde der frühen konstruktivis­
tischen und konkreten Moderne.

Zum anderen bildet sie das inhaltliche und formale Pendant zu Dark­
room. Beide Werke rufen Assoziationen von Behausung, Lebens- und 
Arbeitsbedingungen auf. Während jedoch Darkroom eine räumlich-betret- 
bare, geschlossene plastische Form ist, ist Kagebangara ein offenes flaches 
Wandtableau aus Einzelteilen, die zu den Seiten hin auslaufen und bei  
jeder Ausstellung von der Künstlerin neu angeordnet werden.

KAGEBANGARA, 2008
Tar drums, tar drum sheets, mica sheets, mica, tarpaulins
Variable dimensions
Collection of Sunitha and Niall Emmart

Kagebangara consists of tar drums, both whole and cut up into sheets, as 
well as blue and yellow tarpaulins. The sheets in different formats are 
mounted on or set against the wall. A small shelter-like structure stands as 
an informal architecture, containing a tar sheet covered with mica flakes.  
A horizontal column of tar drums projects into the gallery.

The installation’s various components all bring a construction site to 
mind: the downscaled architecture is reminiscent of the temporary accom­
modations made of used tar drums that migrant laborers working in road 
making put up. Mica flakes are used as insulation and for waterproofing; 
tarps cover piles of debris or open construction sites. In Sheela Gowda’s 
home city of Bengaluru, known as the “Silicon Valley of India,” they have 
recently become a conspicuous and omnipresent element of the urban 
landscape. Unfinished buildings, their raw façades and empty windows  
often covered with blue tarps, dot the city. Tarps in a wide range of colors 
are also a ubiquitous sight at markets, as padding on which vendors lay out 
their wares and improvised protection against wind, rain, and dust.

Working conditions, production processes, urban infrastructure, tradi­
tional and modern life are recurrent concerns in Gowda’s art. She seeks 
out the materials that are best suited to representing these themes and 
translates them into works with rich narrative and associative subtexts.

Kagebangara is a characteristic example: with its bright hues and large 
dark panels, which seem chosen to signal to a distant viewer. It figures in 
our exhibition as the visual anchor at the far end of the gallery’s long axis 
as seen from the entrance. Its monochrome surfaces in primary colors and 
rectangular and rounded shapes are evocative of paintings by early Con­
structivist and Concrete modernists.

Meanwhile, the installation is also the thematic and formal counterpart 
to Darkroom. Both works prompt reflections on the human need for shelter 
and on people’s living and working conditions. Yet where Darkroom is  
a self-contained sculptural form the viewer can enter, Kagebangara is an 
open tableau on the wall, its loosely connected elements rearranged by 
the artist herself every time the work is displayed.
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UNTITLED, 1992
Kuhdung, Kreide, Pigment auf Papier, Jute
208 x 170 cm

UNTITLED, 1992
Kuhdung, Kumkum, Stoff, Holz, Pastellfarbe, Papier, Jute
132 x 142

UNTITLED, 1992
Kuhdung, Kreide, Pigment, Papier, Jute
144 x 137 cm

Sheela Gowda studierte zwischen 1974 und 1982 Malerei an der Ken School 
of Art in Bengaluru, der Maharaja Sayajirao Universität in Baroda und der 
Visva-Bharati Universität in Santiniketan und von 1984 bis 1986 am Royal 
College of Art in London. Nach ihrer Rückkehr nach Indien Ende der 1980er 
Jahre bewegte sich die Innenpolitik ihres Heimatlandes hin zu einem  
konservativen Nationalismus und gesellschaftliche und religiöse Ausein­
andersetzungen wurden schärfer. Ihr wachsendes soziales und politisches 

UNTITLED, 1992
Cow dung, charcoal, pigment on paper, jute
208 x 170 cm

UNTITLED, 1992
Cow dung, kumkum, textile, wood, pastel, paper, jute
132 x 142

UNTITLED, 1992
Cow dung, charcoal, pigment, paper, jute
144 x 137 cm

Sheela Gowda studied painting at several schools in India—the Ken School 
of Art, Bengaluru; Maharaja Sayajirao University, Baroda; and Visva-
Bharati University, Santiniketan—between 1974 and 1982, and then at the 
Royal College of Art, London, from 1984 to 1986. Returning to India in the 
late 1980s, she witnessed a shift in her native country’s domestic politics:  
conservative and nationalist positions were on the rise, and increasingly 
acrimonious altercations erupted between its diverse social and religious 
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Bewusstsein ließ die Künstlerin figürliche Ölmalerei zunehmend als unge
nügend empfinden und nach künstlerischen Mitteln suchen, die ihrer Aussa
geabsicht besser entsprachen. Kuhdung war dafür das geeignete Material.

Der Dung der von vielen Hindus als heilig verehrten Kuh ist in ländlichen 
Gegenden Indiens ein omnipräsentes, vielseitig eingesetztes Material. Prak­
tisch-funktional dient er als Baustoff, als Bodenbelag, zur Innenraumiso­
lierung, zu Fladen getrocknet als Fahrzeugtreibstoff und zum Erhitzen von 
Öfen oder als Medikament; sein Verbrennungsrauch vertreibt Moskitos. In 
diesem Sinne hat er reinigende und heilende Aufgaben und brennt in heiligen 
Feuern, die ihre Umgebung läutern.

Seit den frühen 1990er Jahren wurde der Rinderkult zum politischen  
Instrument der regierenden nationalkonservativen Hindu-Partei BJP. Sie 
machte sich die heilige Kuh als politisches Wahrzeichen zunutze, beutete 
religiöse Differenzen im Vielvölkerstaat für ihre Zwecke aus und verwendete 
das Symbol der Gewaltlosigkeit als Kampagnenwerkzeug gegen nicht  
hinduistische politische Gegner.

Sheela Gowda kritisiert diese Verwendung als missbräuchlich. Kuh­
dung als künstlerisches Material verband sie mit politischem Bewusstsein, 
und sie begann, ihn als Ausdrucksträger für ihre Reaktionen auf ihre Um­
gebung zu verwenden.

Seit ihrer Kindheit auf dem Land waren ihr Kühe und der Umgang mit 
Kuhdung vertraut und sie machte das Material nun selbst zum Inhalt ihrer 
Kunst. Zunächst blieb sie der zweidimensionalen Leinwand treu und trug 
den feuchten Dung wie Farbe auf den Juteträger auf. Es lag darin für sie 
keinerlei Provokation sondern sie erkannte im Gegenteil die Nützlichkeit 
für ihre künstlerische Aussageabsicht. Der Dung vereint in sich Material 
und Inhalt, als Synthese der realen Präsenz des plastischen Materials mit 
gedanklicher Symbolik in einem einzigen Wahrnehmungsvorgang.

Sheela Gowdas drei früheste Kuhdung-Gemälde sind in dieser Ausstel­
lung zu sehen. Sie wurden aufwändig restauriert und werden hier erstmals 
in Europa gezeigt.

Nach der Malerei suchte Sheela Gowda auch die Öffnung ins Räumliche: 
Sie setzte die Arbeit mit Kuhdung in plastischen Formen wie Kugeln, Fladen 
und Quadern fort – so auch im Werk Untitled (Cow dung), 1992–2012, in  
dieser Ausstellung.

groups abetted by political parties. The artist’s growing critical social and 
political awareness led her to believe that figurative oil painting was in
adequate to what she was trying to express, and so she sought to develop a 
more suitable creative practice. Cow dung proved to be the perfect material.

Most Hindus honor the cow as a sacred animal, and in rural India, its 
dung is omnipresent and collected for a wide variety of purposes. In  
practical life, it serves as a construction, flooring, and thermal insulation 
material; dried cowpats are used as fuel in cooking. Considered to have 
cleansing and healing properties it is also burned in sacred fires and its 
ash is used to make caste markings.

Since the early 1990s, the conservative and Hindu nationalist Bharatiya 
Janata Party, which now again governs the country, has harnessed the cult 
of the cow as a political tool, using the animal’s sanctity as a shibboleth— 
as part of its efforts to exploit the differences between the multiethnic and 
the nation’s religious communities and instrumentalizing a symbol of  
nonviolence for campaigns against non-Hindu political opponents and 
citizens. 

Gowda uses the cow dung as a politically conscious act repurposing it 
as a medium for expressive responses to the world around her.

Having been connected to the countryside since her childhood, she 
was familiar with cows and the uses of cowdung in daily life. As such it was 
not merely the excrement of an animal but a potent material for alluding 
to its multiple roles. She initially stayed with the two dimensional, applying 
wet dung on to paper and to the jute support like a color paste. In doing 
so, she did not intend to be provocative; on the contrary, dung struck her 
as a useful medium for what she sought to convey with her art. It was ma­
terial and content at once, synthesizing the real presence of the malleable 
mass with intellectual symbolism in a single act of apprehension.

Our exhibition showcases her earliest three cow dung paintings. They 
have been painstakingly restored and are making their debut in Europe  
at Lenbachhaus.

After using cow dung to paint, Gowda also explored its potential in  
the three dimensional, employing it in sculptural forms such as spheres, 
tablets, and rectangular brick like solids, as in the work Untitled (Cow 
dung), 1992–2012, in our exhibition.
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COLLATERAL, 2007
Stahlgewebe, Holz, Asche von Räucherwerk
Maße variabel

Ausgestellt in der Sankt Lukas Kirche, Thierschstraße 28  
Genaue Daten unter www.lenbachhaus.de

Collateral entstand ursprünglich für die documenta 12, 2007. Drei auf Holz­
rahmen gespannte Tafeln aus Stahldrahtgewebe tragen verschiedene  
Formationen aus Asche – Quadrate, Rechtecke, Ovale und lineare Formen.
Die Formen wurden zunächst aus einer Paste aus verklebtem Baumrinden­
pulver und Holzkohle – Materialien, aus denen traditionell Räucherwerk 
hergestellt wird – auf den Tafeln ausgelegt. Die Paste trocknet und wird 
anschließend angezündet und brennt ab. Dabei zerfällt sie zu Asche, behält 
jedoch ihre ursprüngliche Gestalt bei. Das langsame Verbrennen hinterlässt 
ephemere Rückstände, während die Brandränder Markierungen auf die 
Oberfläche der Metallgitter prägen. Das Verbrennen des Räucherwerks  
erzeugt neben diesen visuellen Spuren einen intensiven Geruch, so dass 
das Publikum das Werk mit mehreren Sinnen erleben kann.

Der Symbolgehalt von Materialien, die ihren Platz im indischen Alltags­
leben wie auch in rituellen Handlungen haben, spielt in Sheela Gowdas 
Werk eine grundlegende Rolle; sie überführt ihn in eine moderne Anschau
lichkeit und Verständlichkeit. Auch ihre immer mitschwingende Reflexion 
auf Arbeitsbedingungen und Lebensumstände scheint in Collateral auf. So 
berichtet sie, dass Räucherwerk ein in Indien omnipräsentes Material ist. 
Arbeiterinnen stellen für 40 Rupien (ca. 50 Cent) am Tag mehrere Tausend 
Räucherstäbchen in Handarbeit her.

Für die Ausstellung in der Sankt Lukas Kirche wurden die Tafeln ortsspe­
zifisch angepasst. Das Formen der Paste und das Auslegen und Abbrennen 
erfolgen bei jeder Ausstellung aufs Neue.

COLLATERAL, 2007
Steel mesh, wood, incense ash
Variable dimensions

On view at St. Luke’s Church, Thierschstraße 28  
Exact dates at www.lenbachhaus.de

Sheela Gowda originally created Collateral for documenta 12 in 2007.  
Layers of ash in different shapes—squares, rectangles, ovals, and linear 
structures—rest on three steel mesh panels mounted on wooden frames.

The shapes were created from a paste composed of a sticky tree bark 
powder and charcoal powder—materials traditionally used to make in­
cense—and arranged on the mesh panels. After drying, they are ignited and 
get burnt to ashes but retain their original form, however, in an ephemeral 
ash state.

The slow burning process leaves permanent scorch marks on the metal 
surface. In addition to these visual traces, the smoldering incense releases 
fragrant smoke, so that visitors can experience the work with several senses 
at once.

The symbolism of materials that are fixtures of both everyday life and 
ritual practices in India is fundamental to Gowda’s art; she translates this 
symbolism into artworks that are vivid and readily understandable to  
contemporary viewers. Her pieces always also speak to her reflections on 
the circumstances in which people live and work, and Collateral is no ex­
ception: incense, she notes, is everywhere in India, hand rolled by women 
in their homes to earn 40 rupees (ca. 50 cents) for a workday in which they 
make several thousand incense sticks.

The panels were adapted to the situation inside St. Luke’s Church. Fresh 
incense paste is mixed and rolled into varied forms that are arranged and 
burned whenever the work is installed for an exhibition.
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1994–96	 Senior Fellowship, Government of India
1985	 Karnataka Lalith Kala Academy Award 
1984–86	 Inlaks Foundation Scholarship, London 
1979–82	 Karnataka Lalith Kala Academy Scholarship 
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Zur Ausstellung erscheint eine Publikation im Steidl Verlag mit Texten von Eva Huttenlauch und  
Janaki Nair und einer Bildauswahl von Sheela Gowda.  
A publication with essays by Eva Huttenlauch and Janaki Nair and a selection of images by Sheela Gowda 
will be published by Steidl.

„Shedding Light“, 2020, entstand als Dokumentarfilm über Sheela Gowda zu dieser Ausstellung. Mit 
Interviews mit Ute Meta Bauer, Sheela Gowda, Eva Huttenlauch, Zehra Jumabhoy, Hans Ulrich Obrist.
Von Friedrich Rackwitz und Stephan Vorbrugg
“Shedding Light”, 2020, is a documentary film on Sheela Gowda shot on the occasion of this exhibition.  
With interviews with Ute Meta Bauer, Sheela Gowda, Eva Huttenlauch, Zehra Jumabhoy, Hans Ulrich 
Obrist. By Friedrich Rackwitz and Stephan Vorbrugg

Die Ausstellung wurde organisiert in Verbindung mit dem Maria-Lassnig-Preis,   
der 2019 an Sheela Gowda verliehen wurde. 
The exhibition was organized in conjunction with the Maria Lassnig Prize  
awarded to Sheela Gowda in 2019.					  
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Veranstaltungen / Events

Diese Veranstaltungen werden aufgrund von Covid-19 voraussichtlich nicht wie geplant stattfinden können.  
Wir bemühen uns um alternative Präsentationsformate mit unseren Gästen und informieren Sie unter  
www.lenbachhaus.de
Due to Covid-19 we do not expect these events to take place as planned. We are working to realize alternative 
presentation formats with our guests, and will keep you updated on www.lenbachhaus.de

Tue, May 26, 2020, 7 PM
Kunstbau
Trade Matters (in English)
Ashutosh Pandey was a correspondent reporting from Bengaluru and is now an editor at Deutsche Welle, Bonn, 
where he works on Indian political and business affairs. Speaking in the gallery, he will discuss political and 
economic effects on the country's art production, whose repercussions also influence how European audiences  
see an exhibition such as our presentation of Sheela Gowda's art.

Di, 23. Juni 2020, 19 Uhr
Kunstbau
Matters of Belief (in deutscher Sprache)
Antje Stiebitz (Journalistin Deutschlandfunk Kultur, Berlin) untersucht in ihrer Führung religiöse und 
religionspolitische Spaltungen innerhalb der Gesellschaft(en) Indiens und erläutert ausgewählte Werke von  
Sheela Gowda aus religionsethnologischer Perspektive.

Thu, July 9, 2020, 7 PM
Georg-Knorr-Saal, Lenbachhaus
Material Matters (in English)
Emma Tarlo (professor of anthropology, Goldsmiths University of London) curated the exhibition “hair! Human 
Stories” (2018), which examined the global trade in human hair and other hair-related issues. In her talk, she 
will draw on her research on hair and material culture and the power of globalized industry and global trade for 
a discussion of Sheela Gowda’s “Behold”, a work that combines four kilometers of hair with car bumpers and 
exemplifies the artist’s creative engagement with India’s social, political and economic challenges.

Lecture as part of the Conference “A Hairy Affair: The Material Poetics of Hair!”, Graduate School Language &  
Literature, Class of Literature, LMU Munich, July 9–11, 2020

Fr, 17. Juli 2020, 18 Uhr
Kunstbau
Political Matters (in deutscher Sprache)
Arne Perras (Süddeutsche Zeitung, Asien-Korrespondent, Singapur) zeigt in seiner Führung Zusammenhänge 
zwischen aktuellen politischen Konflikten in Indien und unserer Ausstellung auf und kontextualisiert die 
künstlerischen Reaktionen von Sheela Gowda u.a. auf hindu-nationalistische Bewegungen in ihrer Heimat.
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