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JULIAN ROSEFELDT | IN THE LAND OF DROUGHT

 

24. JUNI – 23. JULI 2017 

ST. AGNES | NAVE 

ERÖFFNUNG: 23. JUNI, 18-21 UHR 

 

 

Die KÖNIG GALERIE freut sich, Julian Rosefeldt‘s (geb. 1965) erste 
Einzelausstellung in der Galerie zu präsentieren. Im großen Ausstellungsraum 
von St. Agnes (Nave) wird die neue Videoinstallation mit dem Titel „In the 
Land of Drought“ gezeigt. Das Material für die Arbeit wurde in Marokko und 
dem Ruhrgebiet gedreht. 

 

Als verdichtete Fassung von Rosefeldts filmischer Auseinandersetzung mit 
Joseph Haydns „Schöpfung“ für die Ruhrtriennale 2015 entstanden, wirft „In 
the Land of Drought“ (2015/2017) ein Schlaglicht auf das Verhältnis des 
Menschen zu der durch seine Eingriffe veränderten Umwelt. Die von 
atmosphärischen Klängen und einem pulsierenden Summen begleitete 44 Minuten 
lange Arbeit blickt aus einer imaginären Zukunft zurück auf das Anthropozän: 
die Erde im Zeitalter nach ihrer Umgestaltung durch den Menschen. Eine Armee 
von Wissenschaftlern scheint mit einer archäologischen Untersuchung der 
Überreste der menschlichen Zivilisation beschäftigt, die ihre eigene 
Auslöschung herbeigeführt hat. Meditative Bilder – das gesamte Material wurde 
mit einer Drohnenkamera aufgenommen – zeigen eine trostlose Landschaft und 
Ruinen. Die Vogelperspektive der Drohne, die auch an Überwachung denken 
lässt, nimmt den menschlichen Betrachter aus dem Spiel und hält uns Zuschauer 
auf Abstand. Nach und nach treten immer mehr Gestalten in weißer 
Laborkleidung auf, die die Ruinen der Zivilisation inspizieren – in 
Wirklichkeit handelt es sich um verwaiste Filmsets in der Nähe des 
Atlasgebirges.  

 

Die zweite Hälfte des Films versetzt die Zuschauer in die ähnlich freudlose 
Landschaft des Ruhrgebiets, die mit den Hinterlassenschaften der 
Industrialisierung übersäht ist. Dieselben ‚Wissenschaftler’ streifen 
zwischen Fördertürmen und Schachtanlagen durch die verlassene Bergbauregion 
und erreichen schließlich ein Amphitheater. Von der himmlischen Warte des 
Zuschauers aus gesehen gleicht das Amphitheater einem allsehenden Auge, das 
so den panoptischen Blickwinkel aus der Luft spiegelt. Ein Dialog entfaltet 
sich zwischen den beiden Perspektiven von Kontrolle: dem Auge auf der Erde 
und dem darüber schwebenden Drohnenauge. Während das gleichmäßige Summen sich 
rhythmisch steigert und einen Höhepunkt erreicht, versammeln sich die 
Gestalten, nur um sich wieder zu zerstreuen. Die an Zellteilung erinnernde 
pulsierende Bewegung der weißen Figuren deutet einen optimistischen Blick in 
die Zukunft einer aus den Fugen geratenen Welt an, die der Mensch einst 
mitgestaltet hat. 

KARL HORST HÖDICKE
FRÜHE OBJEKTE – SPÄTE BILDER | SELECTED BY RENÉ BLOCK

3 MARCH – 8 APRIL 2018
ST. AGNES | NAVE
OPENING: 2 MARCH, 6 – 9 PM

Karl Horst Hödicke celebrated his 80th birthday on February 21. His early influences 
during the 1960s included filmmaking in New York to the role of artist-as-cura-
tor in Berlin, where he set up the influential ‘self-help’ gallery Großgörschen 
35 with Marcus Lüpertz. He was subsequently a pioneer of German Neo-Expres-
sionism and New Figuration with Baselitz, Immendorf and Penck. He was one of 
the main protagonists and drivers of the New Savages or Junge Wilde movement 
in 1978, which arose in the German-speaking world in opposition to established 
Minimal and Conceptual strategies. 

In this respect, Hödicke’s figuration, and his connection with various formal 
‘networks’ in painting – as well as new social systems for small organisations 
represented by the model Großgörschen 35 – sit together with a tradition on 
pushing gesture and spectacle through expression.

It’s important to consider that Hödicke’s main subject – the changing nature 
of Berlin – has been consistent for the last forty years. This is important, 
because, if the city of Berlin embodies history itself, then Hödicke’s pictures 
present not only a complex overlapping structure of alternative art historical 
and aesthetic time, they also show a subjective response to the ever-changing 
nature of political, social and economic world historical time.

Of course, time is manifest in painting within a complex network or system 
in its own right: it exists simultaneously in the history of the Western Canon, 
in the Marxist labour time of a work’s production, and psychologically and 
non-mechanically (in opposition to the duration or score of the media such as 
film, performance and music) through our optical response and reading to the 
work’s painted surface. Hödicke problematises this network of time further, 
through his quick expressive execution of pictures that contain the experi-
ence of a city of over fifty years. For example, he recently told the curator 
Hans-Ulrich Obrist: ‘you have to finish your painting before it vanishes in the 
fog’.1 In this sense, the figures and the urban environment in Hödicke’s work 
also become parts of a portrait of a city in which everything is immediately 
folded in with clarity, including its artistic community and historical change.

 Importantly, Hödicke has had his studio in Dessauerstraße next to Potsdamer 
Platz since the 1970s, where modification at that time was slow (he called the 
place Tunguska after the 1908 explosion in a sparsely populated area of Eastern 
Siberia, which flattened 2,000 square kilometres of forest). In turn, after 1990 
when people came flooding in and the first cranes went up, his studio provided 
a huge window onto massive development. His drawings and paintings represent 
this subsequent implosion of expansion and celebrate the time shortly before 
or after the fall of the wall – the Tunguska period of relative tranquillity 
before arduously assembled transformation.
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Hödicke’s paintings have also been said to express dread, revulsion and an 
existential nausea in decayed city scenes and figure studies through their de-
piction of zombies, malevolent birds and satanic children, yet he also has the 
ability to express reverie with lucidity and clear precision. In the paintings 
at KÖNIG GALERIE, we see Hödicke as the urban flâneur: Trichter-Teppich (1995), 
Telefonzelle (1990), Mädchen beißt Hund (1975), and Peepshow (1977) show scenes 
of sex, music and hedonism, where an immediacy of touch is evident in the ar-
chitecture of apartment blocks, street signs, and the Berlin Wall, as well as 
figures going about their day-to-day business.

These works are complemented with editions from his early creative period 
in the 1960s, his experimental films and paintings which drew inspiration from 
his travels to Sweden, the Netherlands or Ireland.

Hödicke’s work connects with mainstream conversations around the possibili-
ties of expressionism connected to institutional critique in an era of painting 
after the internet. This exhibition not only celebrates a body of work by a 
hugely significant artist on his 80th birthday, it is a timely exhibition that 
furthers the ongoing discourses around painting in the late 2010s.

Text: Andrew Hunt

Born in Nuremberg in 1938, K. H. Hödicke moved to Berlin at the age of nineteen 
to pursue his studies at the Hochschule der Künste (now the Universität der 
Künste), where he would later teach as a professor from 1974 until 2006. A 
co-founder, in 1964, of Großgörschen 35, a revolutionary cooperative gallery 
in West Berlin, Hödicke has continued to make a profound mark on the Berlin 
art scene. His prolific body of work includes paintings, sculptures, and films.

1From a conversation between K. H. Hödicke and Hans-Ulricht Obrist, 2016, Karl Horst 
Hödicke, Ich bin ein Berliner, exhibition catalogue Tajan, Paris, 2016.


