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Allora & Calzadilla
Raptor’s Rapture, 2012

Einkanal-HD-Video, 23:33 Min
Courtesy die Kiinstler*innen und Galerie Chantal Crousel, Paris

Jennifer Allora und Guillermo Calzadilla hinterfragen in ihren Videoarbeiten tradierte Annahmen dartber,
was Leben als menschlich oder tierisch klassifiziert, indem sie untersuchen, wo und wie menschliche und
nicht-menschliche Akteure in Kontakt treten. Raptor’s Rapture befasst sich mit dem altesten bekannten
Musikinstrument und er6ffnet neue Perspektiven auf die Urspriinge von Kultur.

Ausgangspunkt ist die Entdeckung einer Flote, die vor rund 35.000 Jahren von einem Homo Sapiens aus
der Speiche eines Gansegeiers geschnitzt wurde. Das Fundstiick wurde 2009 von Archaolog*innen der
Universitat Tlibingen in der Hohle Hohler Fels in Stiddeutschland entdeckt. Das Instrument ist ein Beleg fir
die friihe Bedeutung von Musik, die sowohl eine zentrale Rolle bei der Bildung gesellschaftlicher Struktu-
ren als auch beim Wachstum der Bevolkerung und ihrer territorialen Ausdehnung spielte. Sie war mitent-
scheidend fiir das evolutionire Uberleben der Spezies Mensch.

Im Video erkundet die auf prahistorische Instrumente spezialisierte Fl6tistin Bernadette Kafer die Kldnge
der Knochenfléte in Gegenwart eines lebenden Gansegeiers. Das Geschehen hat eine surreale Dimension.
Der Vogel, ein Nachfahre der Spezies, aus deren Knochen das Instrument einst gefertigt wurde, wird mit
den akustischen Relikten friiher menschlicher Kultur konfrontiert. Der fremdartige und zugleich vertraute
Klang der Fl6te erweist sich als eine Zeitkapsel, die uns aus der Entstehungsphase der Musik und der
Sprache erreicht.

Das Kiinstlerduo Allora & Calzadilla schlagt mit dieser Gegeniiberstellung eine Briicke zwischen Vergan-
genheit und Gegenwart und verhandelt das Verhaltnis zwischen menschlicher und nicht-menschlicher
Existenz neu. Raptor’s Rapture verweist auf unsere Beziehung zum vom Aussterben bedrohten Ganse-
geier: Der Mensch hat sich seit jeher von der Natur genommen, was er zum Uberleben brauchte — oder
was seiner kulturellen Bereicherung diente. In Folge des Klimawandels wachst die Sehnsucht nach der
Riickkehr zu einer harmonischen Existenz in Einklang mit der Natur. Die Videoarbeit thematisiert somit
auch den Diskurs (iber die Erhebung des Menschen liber die Natur und betont die Notwendigkeit, Bio-
diversitat aus einer anthropozentrischen Perspektive zu schiitzen.
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Louis d'Heudiéres & Nina Kuttler
That Metal Voice Quavers (Already on Peaks, the Green Gleams), 2025

4-Kanal-Sound, 35 Min; 2-Kanal-Sound, 20 Min; glasierte Keramik, Mal3e variabel

In ihren Arbeiten setzen sich Louis d'Heudiéres und Nina Kuttler mit Themen rund um das Anthropozan, mit
der Verschrankung von Natur und Kultur und mit der Tiefenzeit auseinander — ein Konzept, das geolo-
gische und kosmische Prozesse weit liber den menschlichen Zeitrahmen hinaus umfasst. Fiir die Ausstel-
lung haben die Kiinstler*innen eine spekulative Zukunftsvision entworfen.

Ihre mehrteilige Installation thematisiert die Ausbeutung natirlicher Ressourcen und deren Auswirkungen
auf Landschaften und Gesellschaften. Im Zentrum des Narrativs steht das fiktive Mineral Fimbulite,
abgeleitet von einer der endzeitlichen Katastrophen aus der nordischen Mythologie — einer Eiszeit mit drei
strengen Wintern. Es wird unter fragwiirdigen Bedingungen abgebaut, um in den kapitalistischen Kreislauf
eingespeist zu werden. Das Schiirfen des Minerals verandert nicht nur die Landschaft, Wahrnehmung und
Erinnerungen, sondern hinterlasst eine Umwelt, in der gewohnte Rhythmen und Strukturen nicht mehr
greifen.

Die Installation kombiniert zwei Mehrkanal-Soundkompositionen mit keramischen Skulpturen. Die metal-
lischen Oberflachen der Objekte, die aus schwarzer und roter Erde gefertigt sind, erinnern an mineralische
Strukturen im Gestein. Zu Formationen gestapelt markieren sie eine Art Orientierungspunkt innerhalb einer
fragmentierten Landschaft. Die klangliche Dimension greift das Konzept der akustischen Okologie auf: Sie
nutzt Sound als Mittel, um Orte, Landschaften und deren Transformationen sinnlich erfahrbar zu machen.
Der Raumsound erzeugt eine Atmosphare, die zwischen Vertrautem und Unheimlichem schwankt. Ergénzt
wird er durch fiktionale Interviews, in denen unterschiedliche Perspektiven die imaginare Welt, in der
Fimbulite abgebaut wird, greifbar machen. Zugleich wird die gegenwartige 6kologische Krise als eine Re-
alitdt unverkennbar, die tief in unsere sozialen und wirtschaftlichen Strukturen eingeschrieben ist.

Seltene Erden, die in samtlichen technischen Geréaten verbaut sind, bilden die Grundlage des digitalen
Zeitalters. Gleichzeitig ist ihnr Abbau ein erheblicher landschaftlicher Eingriff, der hdufig ganze Gebiete un-
bewohnbar macht. Sowohl klimatische Verdnderungen als auch die direkte Ausbeutung natirlicher
Ressourcen sind Ausléser fiir Migration. Zugleich ist der Handel mit Waren und Rohstoffen Teil des
Transaktionsnetzwerks, in dem wir uns als Mitglieder der kapitalistischen Gesellschaft zwangslaufig be-
finden, ohne unseren physischen Kérper zu bewegen. Die Installation verweist auf diese neue Form von
okologischer Zerstérung und deren globale Machtstrukturen und macht die damit verbundenen unsicht-
baren Prozesse hérbar. Sie stellt die Frage in den Raum, wie spekulative Zukunftsvisionen unser Denken
und Handeln in der Gegenwart beeinflussen kénnen.
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Eliska Kone¢na
Thirst, 2023

Drei Wandreliefs: Stickerei, Polsterung, gefarbter Samt; je 200 x 300 x 7 cm
Courtesy Polansky Gallery, Prag / Privatsammlung, Prag

EliSka Kone¢na beschéftigt sich mit universellen Fragen nach Existenz, Moral und Begehren. lhre textilen
Wandarbeiten sind gepragt von einer meditativen, traumhaften Atmosphare. Die samtigen Texturen des

weichen Materials erzeugen ein Gefiihl von Intimitdt und Geborgenheit, die abgebildeten Figuren verkér-
pern archetypische Bilder von Weiblichkeit.

Das Triptychon Thirst thematisiert grundlegende kérperliche Bediirfnisse des Menschen — Essen, Schla-
fen, Waschen — und erforscht deren tiefere Bedeutung jenseits der bloRen Befriedigung physiologischer
Notwendigkeiten. Einerseits vermitteln die drei Wandreliefs Verbundenheit mit der Natur und deren Le-
benskraft. Andererseits offenbaren sie auch eine kritische Auseinandersetzung damit, was als fragil und
was als stark gilt, sowie mit menschlicher Dominanz und den Zwischenténen von Fiirsorge. Die runden
Korper sind sowohl Ausdruck ihres Begehrens als auch Objekt inrer Bestrafung.

In The Great Sleep bietet eine Figur einem scheinbar sterbenden Vogel Milch an; eine Geste, die sich an
der Grenze zwischen Hilfe und unbeabsichtigter Schadigung bewegt. Einige der schlafenden Gestalten
wirken entriickt und gleichgiiltig, andere betrachten das Geschehen mit neugieriger Distanz. In The Great
Bath werden durch die Koérper, die sich in einer vermeintlichen Suche nach Vergebung waschen, Schmerz
und Schuld, Resignation und Akzeptanz gegeniibergestellt. The Great Feast, das Bild eines Festmahls,
kront diese Doppeldeutigkeiten: Es erzahlt von Zuwendung und Ablehnung in einem zyklischen Kreislauf,
der sowohl Sinnlichkeit als auch Kontrolle in sich tragt.

Wasser spielt in EliSka Koneé¢nas Symbolik eine zentrale Rolle. Als physische Masse wird es zur Barriere,
die zugleich durchléssig bleibt. Ein einzelner Tropfen wird zum Trager narrativer Bedeutung — er kann je
nach Kontext Tréne, Blut, Milch oder Samen sein. Die Arbeiten bewegen sich damit zwischen Mythologie
und irdischer Erfahrung, zwischen realer Welt und innerem, fast archetypischem Empfinden. Thirst ist eine
poetische, vielschichtige Reflexion (iber die menschliche Existenz, Sehnsiichte und Ambivalenzen. Es
zeigt, dass selbst die grundlegendsten Handlungen nicht nur der Erhaltung dienen, sondern auch Ausdruck
komplexer Machtverhéltnisse, emotionaler Spannungen und tief verwurzelter gesellschaftlicher Strukturen
sind.
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Teresa Solar Abboud
Osteoclast (I do not know how | came to be on board this ship, this navel of my ark), 2021

Kunstharz, Metall, Autolack; zwischen 100 x 550 x 100 cm und 150 x 650 x 150 cm
Courtesy die Kiinstlerin und Travesia Cuatro, Madrid

Teresa Solar Abbouds Skulpturen vergegenstandlichen die Abstraktheit der Zeit: Sie wecken Assoziatio-
nen zu prahistorischen Lebensformen und sind gleichzeitig Fiktion und Simulation. Als organische Kompo-
sitionen sind sie von Naturgeschichte, Okologie und Anatomie inspiriert.

Die hier gezeigte raumgreifende Installation Osteoclast (I do not know how | came to be on board this ship,
this navel of my ark) besteht aus flinf Kajaks, die Formen menschlicher Knochen nachempfunden sind. Die
Skulpturen erinnern an ein zerlegtes Skelett und setzen die stiitzende Struktur des menschlichen Kérpers
— die es ihm erméglicht, sich zu bewegen — mit einem der traditionellsten Fortbewegungsmittel in Bezie-
hung. Teresa Solar Abboud sieht den menschlichen Korper als ein pordses, sich stetig wandelndes Sys-
tem. Die gezeigten Arbeiten sind nach dem Osteoklasten benannt — einer Zelle, die fiir den Abbau und die
Erneuerung von Knochengewebe verantwortlich ist. Somit verweisen sie auf entscheidende Prozesse des
Korpers: Wachstum, Transformation und Verfall.

Inspiriert von einer Knochenfléte, dem altesten bekannten Musikinstrument, ziehen sie Parallelen zwischen
dem menschlichen Atem, der Klang erzeugen kann, und dem Wind, der Boote liber den Ozean bewegt. Im
Kontrast zu den riesigen Frachtschiffen, die in Werften gebaut und angedockt werden, setzen Teresa Solar
Abbouds Kajaks den menschlichen Kérper auf Meereshéhe und machen seine Verletzlichkeit angesichts
der Naturgewalten deutlich. Das leuchtende Orange der Boote erinnert an Rettungswesten, die in Notfal-
len auf See liberlebenswichtig sind. Osteoclast entstand fiir die Liverpool Biennale 2021 und verwies in
dem Kontext auf die Geschichte des Sklavenhandels im Zusammenhang mit dem Hafen der Stadt. Die
Skulpturen stellen damit eine Verbindung her zwischen den Schicksalen versklavter Personen im 17. Jahr-
hundert und der Lebensgefahr, die Fliichtende heute auf sich nehmen, um Ozeane zu Giberqueren.

Mit ihrer Arbeit spannt Teresa Solar Abboud einen Bogen von der Urgeschichte bis zur Gegenwart, der
zeigt, dass Migration — sowohl individuell als auch kollektiv — eine Konstante der Menschheitsgeschichte
ist. Die Auflésung linearer Zeitkonzepte, die Frage, wie Diskurse unsere Wahrnehmung préagen, sowie der
Bezug zu drangenden gesellschaftlichen Herausforderungen stehen im Zentrum dieser kiinstlerischen
Auseinandersetzung. Sie er6ffnet einen Raum fiir Reflexionen tiber Migration, Wandel und die untrennbare
Verflechtung von Mensch, Natur, Geschichte, Gegenwart und Zukunft.



