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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. 

TATIANA TROUVÉ
ONE DAY FOR ETERNITY

9 JUNE – 8 JULY 2018
ST. AGNES | CHAPEL
OPENING: 8 JUNE 2018, 6 – 9 PM

In One Day For Eternity, her third solo exhibition at KÖNIG GALERIE, Tatiana 
Trouvé continues her exploration of time, space, and memory—as well as the 
expanded context of the creative process itself. The exhibition presents the 
most recent installation in a series entitled Les Indéfinis. The origins of 
this body of work lie in the myriad transformations that an artwork endures: 
from an idea, to a work, and finally to its status a collected object—a dynamic 
process that recalls social-cultural anthropologist Arjun Appadurai’s asser-
tion that “all things are congealed moments in a longer social trajectory […] 
brief deposits of this or that property, photographs that conceal the reality 
of the motion from which their objecthood is a momentary respite”1 .Citing her 
frustration with the difficulty of obtaining the loan of her own artworks for 
exhibitions as one of the inspirations for Les Indéfinis, Trouvé has created a 
collection that evades capture, an uneasy space of betweeness—an operation that 
emerges less from the realm of theory than the intuitive and fantastical space of 
fiction, namely the work of writers like Italo Calvino, Jorge Luis Borges, Georges 
Perec and Dino Buzzati. Trouvé has described one of the primary mechanisms of 
fiction as “nothing more than a doubling of things” and it is precisely an oblique 
operation of doubling that takes place in the disquieting, liminal spaces of her 
drawings, sculptures, and installations. 

In Les Indéfinis an accumulation of metal, marble, and wooden pedestals encircle 
a plexiglass reproduction of a gigantic shipping crate. Slender metal supports 
of varying heights extend from each base. Although they reference actual im-
plements used for the display of artifacts in anthropological and ethnolog-
ical collections, in their current constellation, devoid of function, these 
elegant spindly armatures articulate a territory of void, absence, and recol-
lection. According to Walter Benjamin, a collection posits an imaginary to-
pography of memory. It is a complex means of constructing consciousness, its 
very order bound in the rift between remembering and forgetting. The collection 
in question here is Trouvé’s own oeuvre, which she gestures towards through 
the pink labels that dangle from each empty pedestal. Each label contains the 
title, date, and inventory number of an individual work, some of which, like 
Desire Lines, actually exist, while other labels list works that are fictitious 
or have yet to be made. As Trouvé herself has noted, “works are enriched by our 
memory of them, whether of a form, a material, or an intuition.” Indeed, poetic 
mimesis and the creation of architectures of recollection form the crux of 
Tatiana Trouvé’s artistic production, beginning with her first major work the 

1  Arjun Appadurai, “The Thing Itself”, Public Culture, 1 January 2006, p.15.
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Bureau of Implicit Activities, an artistic project that Trouvé has described 
as “a brain, a large-scale portrait of a life.” Like the B.I.A., Les Indéfinis 
proposes an emotive architecture that activates the mechanisms of remembering 
and forgetting to give tangible form to elusive echoes of the past.

Tatiana Trouvé (born 1968) lives and works in Paris. Recent solo ex-
hibitions include Villa Medici, Rome, Italy (2018); Red Brick Art Museum, 
Beijing, China  (2016); Public Art Fund, New York (2015); Museion Bozen, 
Italy (2014); MAMCO, Geneva, Switzerland (2014); Kunsthalle Nürnberg, 
Germany (2014); Kunstmuseum Bonn, Germany (2014); Schinkel Pavillon, 
Berlin, Germany (2014); Kunsthaus Graz, Austria (2010), Migros Museum, 
Zurich, Switzerland (2009); Kunstverein Hamburg, Germany (2009), Johann 
König, Berlin, Germany (2007) and Palais de Tokyo, Paris, France (2007). 
She has participated in the Istanbul Biennial (2017), the Biennale de 
Lyon (2014), the São Paulo Biennale (2010) and the Venice Biennale (2007 
and 2003). She received several art prizes including the Marcel Duchamp 
Prize (2007). Works by Trouvé are represented in numerous collections 
such as those of Centre Georges Pompidou; Migros Museum, Zürich, Switzer-
land and MAMCO, Geneva, Switzerland amongst others. Her work is subject 
to several monographs.


