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EXPOSITION UNIVERSELLE
MONOCHROME

Man konnte sagen das Werk von Jonas Troger kreist um den
Begriff der Kreation und erforscht dabei sowohl die kiinst-
lerischen wie auch die evolutionaren und technologischen
Implikationen dieses Begriffs und versucht diese kiinstle-
risch nutzbar zu machen. Auf diese Weise kniipft er ein sich
immer weiter verzweigendes Netz aus Referenzen und Wis-
sensgebieten, in dem die Verhaltnisse von Natur, Kultur und
Technik, von analog und digital, von Zufall und Intentionali-
tat, und von Produktion, Prozess, und Ubersetzung als immer
wiederkehrende Spiegelachsen auftreten, an denen entlang
er sein kiinstlerisches Material anordnet. Das Pathos das dem
Begriff der Kreation anhaftet, versucht Troger dabei nicht zu
negieren sondern als asthetische Wirkung in Szene zu setzen,
und wenn notig ironisch zu wenden, um auf diese Weise die
verschiedenen Aspekte kiinstlerischer Produktion und Pro-
duktion im allgemeinen stets aufs neue auszubalancieren.

Um Jonas Troger's neueste Werkreihe ,Exposition Universelle
Monochrome* besser verstehen und kontextualisieren zu
konnen, ist es hilfreich sich zunachst eine vorangegangene
Arbeit ,,Bedenken Sie: Sobald Sie den Eingang passieren, wer-
den Sie Teil der Ausstellung” von 2017-2018 nochmals genau-
erin den Blick zu nehmen. Es handelte sich dabei um eine Art
mobiles Miniatur-Museum der Wiinsche, gebaut im MaRstab
1:24, das im Rahmen der Jahresausstellung 2017 an der AdBK
Niirnberg gezeigt wurde. Bzw eben nicht an der Akademie
selbst, sondern in einem benachbarten Waldstlick sich selbst
tiberlassen ausgestellt wurde. Allerdings auch nicht irgendwo
im Wald, sondern inmitten einer spektakularen aber so gut
wie unbekannten groRen BMX-Schanzenanlage mit bis zu 4m
hohen Sprungschanzen die auf die nichtsahnende Waldspa-
zierganger*in den Eindruck einer auRerirdischen Tempelan-
lage oder eines UFO-Landeplatzes machen muss.

Hier lieB Jonas Troger nun also sein Museumsraumschiff
landen, in dem verschiedene Exponate en miniature zu be-
sichtigen waren. Neben einem kleinen Roboter und einem
weiBen Pferd, z.B. auch eine verkleinerte Kopie des Wand-
bildes von Jose Clemente Orozco, dem beriihmten mexika-
nischen Muralisten auf dem Hernan Cortes der spanische
Konquistador als Cyborg dargestellt ist. Dieses Wandbild
kann in diesem Zusammenhang durchaus als Anspielung auf
die verschiedenen ,Kolonisierungsstufen“ des Ausstellungs-
ortes verstanden werden. Also zum einen die Kolonisierung
der Naturlandschaft durch die Kulturlandschaft des Nutzwal-
des, zum anderen die Kolonisierung des Waldes durch die
BMX-Fahrer*innen und ihrer Schanzenanlage, und schlieBlich
die Besetzung der Freizeitarchitektur durch Jonas Trogers
Museumsmodell, das durch eine eingebaute Tierfotofalle alle
Besucher und Passanten dokumentierte die sich dem Modell

naherten, wahrend auf der Jahresausstellung selbst nur eine
Fotodokumentation der Miniaturmuseumsshow zu sehen
war, auf denen der ModellmaRstab kaum noch wahrnehmbar
war. Auf diese Weise gelang es der Arbeit die grundsatzliche
Frage danach, was ein Museum eigentlich ist aufzuwerfen,
woraus sich heute zwangslaufig die Frage nach der Herkunft
der Sammlungen der Museen ergibt, die im Falle der groRen
westlichen Museen zu einem groRen Teil aus Raubkunst aus
den ehemaligen Kolonien stammen, was wiederum aktuell
ein gesellschaftlich virulentes Thema ist, wie die internatio-
nal gefiihrten Debatten um Restitution zeigen und die durch
die Eroffnung des Humboldtforums in Berlin im nachsten
Jahr, um eine weitere traurige Pointe bereichert werden wird.

Im einem weiteren Schritt wurde das Modell dann 2018 in
einem mittlerweile stark verwittertem Zustand wieder in ei-
nem institutionellen White-Cube, in dem Falle im Kunstpalais
Erlangen als Diorama ausgestellt.

Man konnte nun die Arbeit ,Exposition Universelle Mo-
nochrome® gewissermalen als einen Zoom in die weiBen
Wande, des in der oben beschriebenen Arbeit problemati-
sierten Komplex Museum und White Cube lesen. Sozusagen
als Versuch regelrecht in die weiBe Farbe der Museumswande
einzudringen, um dort in der vermeintlich homogenen, uni-
versalen Reinheit der Nichtfarbe WeiB, die fir sie konstituti-
ven Ideologeme und andere verborgene Bedeutungsschich-
ten und Widerspriiche freizulegen.

Die Werkreihe ,Exposition Universelle Monochrome* besteht
aus zwolf Gemalden auf Leinwand und drei Wandmalereien (es
handelt sich dabei librigens um Jonas Troger's erste gemalte
Bilder iiberhaupt). Zunachst fallt ihre eigenartig blasse Farbge-
bung ins Auge, die sie wie stark ausgeblichen erscheinen las-
sen, oder wie eine Projektion bei Tageslicht also wie eine Pro-
jektormalerei im Entwurfsstadium sozusagen. Dieser Eindruck
entsteht dadurch dass die Gemalde allein aus verschiedenen
in Baumarkten erhaltlichen Weitonen gemalt sind, die sich
jedoch so stark voneinander unterscheiden, das sie flachig
nebeneinander aufgetragen, doch in der Lage sind Licht und
Schatten zu modellieren, wenn auch nur in einem relativ ein-
geschrankten Spektrum, das aber eben doch erstaunlich viel
groBer ist als man bei den verschiedenen Sorten handelsiib-
lichen Weif erwarten wiirde. Man kennt den Effekt auch vom
Ausbessern von Flecken auf einer weiBgestrichenen Wand
mit einem anderen WeiB, das nicht dem des urspriinglichen
Anstrichs entspricht, so dass schlieBlich die ausgebesserten
Stellen eher noch hervorgehoben werden als kaschiert.

Trotz dieses relativ eingeschrankten Farbspektrums, sind auf
den Gemalden deutlich erkennbar raumliche und figurative



Konstellationen auszumachen, in denen monochrome Fla-
chen, Boden, Himmel oder Wande markieren.In diesen ab-
strakt-axiomatischen Raumen, die eine gewisse Verwandt-
schaft mit den leeren Set-up-Raumen eines 3D Programms
aufweisen, begegnen wir surreal anmutenden Anordnungen
unterschiedlicher, haufig modellhaft wirkender Objekte. Ist
man mit Jonas Troger’s Arbeit naher vertraut, so kann man
vereinzelt Objekte aus seinen friiheren Installationen erken-
nen. Diese Abbildungen vergangener Werke, werden hier halb
traumbhaft, halb entwerfend mit kunst- und architekturhisto-
rischen Zitaten vermischt, wie etwa einem Panoptikum, einer
Brancusisaule, einem antiken Tempel, einem Aquadukt und
sogar einer stockphotoartig wirkenden Kleinfamilie. All diese
Motive in ihrer unterschiedlichen MaRstablichkeit formieren
sich schlieBlich zu so etwas wie die ausgewaschenen Nach-
bilder getraumter de Chiricos. Vielleicht konnte man sagen,
dass Jonas Troger dem modernistischen Tabula Rasa des Mu-
seumsweil, also der axiomatischen Rationalitdt der reinen
Nichtfarbe und des reinen geometrischen Raums, in dem
das Kunstwerk als solches isoliert von seinen Bedingungen
erscheinen soll, ihre Erinnerungen und Voraussetzungen zu-
riickgibt von der sie fortan alptraumhaft heimgesucht wird.

Durch das Malen mit den unterschiedlichen, konkurrierenden
Rezepturen und somit Definitionen der vermeintlich univer-
salen Idee von WeiR, wird ein weiteres Mal die schon oft ent-
larvte, und nichtsdestotrotz immer noch duRerst lebendige,
vermeintliche Neutralitat und Scheinobjektivitat des White
Cube als modernistisches Paradigma par excellence in Fra-
ge gestellt und auf den in ihm eingeschriebenen ,weilen”
abendlandischen, kulturellen Kanon verwiesen. Das Panop-
tikum (Exposition Universelle Monochrome n° 3) verweist in
diesem Zusammenhang z.B. auf das Museum als Erziehungs-
apparatur, das dem biirgerlichen Betrachter die Welt und
seine Gegenstande aber vor allem auch seinen privilegierten
Zugriff auf sie vermitteln soll. Eine Ordnung von Objekten
und Hierarchien, der gegeniiber er ausgerichtet wird, in der
sich die Betrachter aber auch gegenseitig in ihrer Ausgerich-
tetheit betrachten und kontrollieren sollen.

Michael Hakimi

EXPOSITION UNIVERSELLE
MONOCHROME

One could say that Jonas Troger's creations revolve around the
concept of creation itself and explore in this idea the artistic
as well as the evolutionary and technical implications of this
term, trying to make these exploitable. By doing so he weaves
a ramifying network of references and science spectrums in
which the relations of nature, culture and technology, analo-
gue and digital, accident and intentionality, production, pro-
cess and translation appear as a recurring axis of reflection
according to which he arranges his artistic materials.

Troger does not try to negate the pathos being associated
with the concept of creation, nonetheless he lights the aes-
thetical value, changes it ironically if needed, to balance the
different aspects of cultural production and production in
general.

In order to understand and contextualize Jonas Troger’s la-
test series “Exposition Universelle Monochrome* it is useful
to have a closer look at his previous artwork “Bedenken Sie:
Sobald Sie den Eingang passieren, werden Sie Teil der Aus-
stellung” (“Consider: Passing the entrance You are part of the
exhibtion“ (2017-2018). It was sort of a mobile miniaturemu-
seum of wishes, built in a 1:24 scale, which was presented
during the annual exhibition at the Academy of Fine Arts in
Nuremberg in 2017. More specifically, it was not exhibited in
the academy itself but in a nearby forest, left to its own de-
vices. Admittedly not anywhere in the forest, it was shown
within a spectacular but almost unknown BMXhalfpipe site.
Including four metre high ramps which could give the impres-
sion of an extra-terrestrial temple-terrain or a UFO landing
place to an unsuspecting forest walker.

This is where Jonas Troger landed his museum-space ship
with different kinds of miniature exhibits in it. Besides a
small robot and a white horse, these included a shrunken
version of a mural of famous Mexican painter Jose Clemente
Orozco for example, showing the Spanish conquistador
Hernan Cortes as an Cyborg. In this context, the mural alludes
to the various degrees of colonizing the exhibition space. Fo-
restry colonizes the natural landscape, the BMX cyclists colo-
nize the forest with their ramp site and last but not least: Jonas
Troger's model of a museum conquering leisure architecture.
The museum had an in-built camera trap, taking photos of
all visitors and walkers approaching the model. Whereas the-
re was just a photo documentation of the miniature museum
show at the annual exhibition in which the miniature scale was



not recognizable. Thus, the artwork managed to ask the fun-
damental question what a museum in particular is. Nowadays,
you cannot ask this question without reflecting upon the ori-
gin of museums’ collections, which in the case of the Western
museums often comes down to plundered art stolen from
former colonies - being a virulent theme for society as inter-
national debates over restitution have shown. In a next step,
the model, meanwhile heavily weathered, was exhibited 2018
in an institutional white-cube, at the Kunstpalais Erlangen,
displayed as a diorama.

Referring to the aforementioned artwork, one could imagine
the piece “Exposition Universelle Monochrome” as a zoom
into the white walls and into the problematic complex of mu-
seums and white cubes. It could be seen as an attempt to
properly penetrate the white paint of the museum walls to
excavate the pretended homogeny and universal pureness of
the non-colour white as well as the constitutive ideologemes
and the covered layers of meanings and conflicts.

The series “Exposition Universelle Monochrome” contains
twelve paintings on canvas and three murals (these are in
fact Jonas Troger's first paintings ever). At first their curious
pale colour catches the viewer's eyes - letting them appe-
ar heavily bleached or like a projection in daylight. This im-
pression is due to the fact that the paintings were painted in
different shades of white available in hardware stores. Even
if it is all white, the nuances in colour differ so much that,
painted plane side by side, it is possible to model lights and
shadows. One knows the effect of repainting spots on a white
wall using a different type of white: proximate the repainted
spot is highlighted instead of covered.

In spite of this limited colour spectrum there are clearly re-
cognizable figurative and spatial constellations in which mo-
nochrome surfaces create floors, skies and walls. Inside these
abstract-axiomatic spaces, comparable to empty set-up-vo-
lumes in 3D software, one encounters surreal arrangements
of various model-like objects. Being familiar with Jonas
Troger's artworks, one recognizes single objects of his previ-
ous installations. These images of past works are mixed up
in a dreamy and creating way with references to the histories
of art and architecture, like a panopticon, a Brancusi pillar,
an antique temple, an aqueduct and even a nuclear family
resembling a stock photo. All these motifs and subjects in
their heterogeneous scale form something like washed-out
after-images of dreamt de Chiricos. Maybe one could say that
Jonas Troger gives back the memories and conditions to the
pure geometrical space in which the artwork ought to appear
isolated of its requirements so that they will haunt the mo-
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dern tabularasa of the whitecube and the axiomatic rationa-
lity of the non-colour in a nightmare.

By using different, competing recipes and thus definitions of
the supposed universal idea of white the often debunked and
still vital pretended neutrality and fraud objectivity of the
white-cube as modern paradigm par excellence is questioned
once more and therefore referenced to the engraved occi-
dental, “white”, cultural canon. The panopticon (Exposition
Universelle Monochrome n° 3) for example refers in this con-
text to the museum as a place of education which historically
was designed to bring the world with its objects to the middle-
class recipients and especially should convey them their own
privileged access. An order of objects and hierarchies accor-
ding to which the recipients are aligned, but in which, on the
other hand, the observers themselves are meant to observe
and control each other.

Michael Hakimi






Exposition Universelle Monochrome n° 1-12, weiRe Dispersionsfarbe auf Leinwand / White dispersion paint on canvas, 2019, je / each 70x100 cm
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Bedenken Sie: Sobald Sie den Eingang passieren, werden Sie Teil
der Ausstellung (49°26'53.8“N11°07'55.6“E), 2018, 250x320x500 cm
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16.00 / 17.00 Urzeit, Installation & Video, 2016, 450x400x750 cm
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GETRANKEAUTOMATEN MIT
NEURONALEM NETZWERK
»MAKE IT REAL"

Die im Original mit dem Werbedesign von Coca Cola verse-
henen Frontfolien der Getrankeautomaten wurden von Jonas
Troger durch bedruckte Folien, welche eine virtuelle Hand ab-
bilden, ersetzt. Doch so einfach der Vorgang hier klingt, so ein
weites Netzwerk an Assoziationen eroffnet sich bei genauerer
Betrachtung. Dies zeigt sich schon in der abgebildeten Hand
selbst.

Die Hand scheint in ihrer Darstellung zwischen einem zeigen-
den Gestus und einer ausfiihrenden Bewegung - den Zeigefin-
ger ausstreckend - etwas zu beriihren. Somit verweist sie in
gleicher Form auf die Person, welche sich vor dem Getranke-
automat befindet, wie auf die, vermeintlich gleich mit der vir-
tuellen Hand oder derjenigen der Betrachterinnen in Kontakt
kommende, Oberfliche des Objekts. Das direkte Zeigen auf
den Betrachter fordert ihn dazu auf als Rezipient in Erschei-
nung zu treten. Er kann durch die Nachahmung der illustrier-
ten - und durch die Funktion des Getrankeautomaten vorge-
gebenen - Handlung zum Akteur werden und mit derselben
Oberflache in Kontakt treten, wie dies die digitale Hand tut.
Durch eben dieses ,in touch“-Treten mit der Hiille des Auto-
maten kann die Oberflache als eine Haut verstanden werden,
welche sich zwischen die Akteurinnen und die im Bildraum
vermutete Weitlaufigkeit der Virtualitat stellt und gleichzeitig
auch deren Interface bildet.

Der Getrankeautomat tritt mit seinem stupiden geringen Akti-
onsassortiment als Prototyp der Idee eines futuristischen Inte-
rieursauf,welcheseinemeindirektesEinschleusendereigenen
Personindievirtuelle Welt ermoglicht und spielt mit dem theo-
retisch vorstellbaren Potenzial technologischer Entwicklun-
gen im Zeitalter von Smart-TVs oder ahnlichem. Er ist ein
simpler Stellvertreter einer Input-Output Reaktionsapparatur,
welche durch die Beriihrung ein, verschiedene Zeiten iiber-
greifendes, ,in touch”-Geraten auch mit den anderen Usern
des Objekts ermaglicht und so ein nicht visualisierbares, ein
sich nicht mehr als die Spuren von Fingerabdriicken materia-
lisierendes, neuronales Netzwerk ausbildet.

So zeigen sich die Getrankeautomaten als eine Materialwer-
dungvon gleich gestalteten digitalen Getrankeautomaten, wie
sie in einer vom Kiinstler entworfenen Animation zu sehen
sind, welche zur Ausstellung in anderen Raumen aufgebaut
ist. Es entsteht eine Riickkopplung, es wird der Zugang zu ei-
nem virtuell existierenden Raum ermoglicht, in welchem man
sich mit Fragen nach dem Ursprung des Lebens, der kiinst-
lerischen Schopfungskraft und einem Wechselspiel zwischen
Produzent / Konsument, Subjekt / Objekt: einer (Kunst-)Evolu-
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tions-Simulation beschaftigt. Der Cola-Automat ist nicht nur
Urtiimpel wie ein Wasserbassin oder Wasserspender in der
Installation in den Ausstellungsraumen, er ist auch noch die
Energieversorgung, die aufgebracht werden muss und liefert
die notige Erfrischung in der realen Alltagswelt, wenn es gilt,
sich in dieser mit eigenen Vermarktungsstrategien durchzu-
setzen und per One-Klick standiger Verfiigharkeit und standi-
gem Produzieren sein kiinstlerisches Potenzial unter Beweis
zu stellen. Wasser als der Ursprung allen Lebens, Softdrinks
als Notwendigkeit beim Nerdtum?

Die Getrankeautomaten erscheinen wie Ergebnisse eines ge-
scheiterten Experiments, als Hybridobjekte, die einem schein-
bar teleportationszellenartig die Moglichkeit offerieren von
verschiedenen Orten des Ausstellungsgelandes analogisier-
ten Zugang zu der in den Ausstellungsraumen gezeigten virtu-
ellen Animation zu erhalten. In ihrer Funktion als Zeigefinger
verweisen sie dariiber hinaus aber tatsachlich auf die rea-
len Orte der Prasentation weiterer ausgestellter Kunstwerke:
~Reaktionsapparat 1, welcher den Korridor hinunter verweist
zu den im Pavillon gezeigten Arbeiten und der zweite Getran-
keautomat ,Reaktionsapparat 2“, welcher zu dem nachsten
Raum dirigiert, in welchem ebenfalls eine Installation von
Jonas Troger zu sehen ist.

Das upgedatete Layout der Automaten sortiert deren Funktion
neu, es riskiert sie umzukehren, weg vom reinen Konsumie-
ren, hin zum Schaffen und Schopfen - ganz im Sinne des Cola
Werbeslogans ,Make it real”.

Die Benutzerinnen der Getrankeautomaten und die Betrach-
terlnnen, der zur klassischen Leuchtkastenprasentation eines
Fotoprints umfunktionierten Gerate, werden ,I want you“-
malig dazu aufgefordert, dem affirmierenden Charakter der
Kunstwelt nachzukommen und durch die Selektion beim Kon-
sumieren ,Prosumer” zu sein.

»| want you“, um Trogers Kunst zu konsumieren und ,| want
you*, um selbst téitig zu werden. In deutlicher Uberlebensgro-
Re kommt die schopferisch agierende Hand daher und [6st im
Moment der Beriihrung mit dem Interface nicht nur einen blo-
Ren elektrischen Impuls aus um einen Vorgang in Bewegung
zu setzen, sondern will in technoid-evolutionarer Erinnerung
an Michelangelos Fresko den Funken des Lebens als Point-of-
View-Shot durch die Augen Adams, und durch den direkten
Kontakt mit dem Kunstwerk ein Erfahren von Kreativitat tiber-
springen lassen und so den Erlebniskonsum mit Coca Cola als
einem , Lebensgefiihl“ vervollstandigen.
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SODA MACHINES WITHA
NEURONAL NETWORK
»MAKE IT REAL"

Jonas Troger replaced the original cover laminations of the
soda machines in the exhibition area showing Coca Cola ad-
vertising design with printed slides picturing a virtual hand.
Even if it sounds just like a simple process, a precise view on
the procedure creates a complex network of associations. Ac-
tually the associations perpetuate themselves already in the
imagined hand.

The arrangement of the hand embodies an indicating gesture
as much as an active movement of an approximating finger
with the aim to touch something. Therefore, the composition
points similarly to the person standing in front of the soda
machine and the surface of the object which supposedly gets
in contact with the virtual hand or the one of the person. The
concrete pointing out of the viewer requests them to take ac-
tive action. They received the opportunity to become protago-
nists by imitating the illustrated activity, already inherent in
the function of the soda machine, and therefore get in touch
with the same surface as the digital hand. As a result of this
“getting-in-touch” with the envelope of the vending machine,
the surface could be understood as a skin which prohibits the
protagonist’s diffusion into the suspected circuitousness of
the virtuality visible in the image space, though it simulta-
neously creates the interface of this cyber world.

The soda machine with its stultifying action assortment ap-
pears as the prototype of the concept of a futuristic interior
which enables the opportunity of a person’s immediate pene-
tration into the virtual world and due to this it plays with the
theoretically imaginable potential of technological develop-
ments in times of smart tvs or the like. The machine is a simp-
le representative of an input-output reaction apparatus which
offers, by touching it, a moment of “getting-in-touch” with the
other users of this object which will “survive time” and there-
fore forms a non-visualisable neuronal network materialized
in nothing more than the fingerprints.

Furthermore, the soda machines show themselves as a mani-
festation of equally designed digital soda machines that can
be seen in an animation created by the artist and shown in
one of the rooms of the exhibition area. A feedback is formed

- the access to a virtually existing room is enabled in which
you deal with questions of the origin of life, the power of ar-
tificial creation and the interplay between producer and user,
subject and object - an (art -) evolution-simulation. The Coke
machine is not just filled with a primordial soup as the water
basin or the water dispenser in the installation displayed in
the exhibition rooms, moreover, it is the energy supply which
has not only to be provided but which also has to summon up
refreshment whenever one has to enforce oneself with their
own marketing strategies and one has to prove their artificial
potential by constantly producing and permanent one-click
availability in the day-to-day world. Water - the source of all
life, soft drinks - the necessity in nerdiness?

The soda machines seem to be the results of a failed experi-
ment, being hybrid-objects, apparently giving the opportunity
in a teleportation cabinet-like way to receive analogue access
from various places of the exhibition area to the virtual ani-
mation shown in the exhibition rooms. What is more, within
their function as index finger, the soda machines present in
fact the real places of further exhibited artworks: “Reakti-
onsapparat 1“ (“reaction apparatus 1) which indicates down
the corridor to the water basin installation displayed at the
pavilion and the second soda machine “Reaktionsapparat 2"
(“reaction apparatus 2“) directing to its nearest room within
another one of Jonas Troger's installations.

The updated layout of the machines rearranges their func-
tions, as a matter of fact, it risks reversing them from pure
consuming to creating - in the spirit of the Coca Cola adverti-
sing slogan “Make it real”. The users of the soda machines as
the viewers of the devices, converted to a classical lightbox
photoprint presentation, are urged, as in the catchphrase “I
want you", to comply with the affirmative character of the art
world, and, by selecting while consuming, to be a “prosumer”
- “l want you" to consume Troger’s art as well as “l want you*
to create your own.

Significantly larger than life, the creative performing hand
emerges and thereby not just triggers an electric impulse ac-
tuating a process in the moment of touching the interface,
but, referencing in a technoid-evolutionary way to Michelan-
gelo’s fresco, seeks to transmit the spark of life, in a point-of-
view shot through the eyes of Adam as well as the experience
of creativity as a result of the direct haptic contact with the
artwork and therefore complete the adventure-consumption
of Coca Cola as a “way of life",






FROM SPERM TO URN

ZUMIKON NURNBERG
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..:.o d / Digital printing on Alu Dibond, 2015, Elektronenmikroskopieaufnahme
! ron microscopy recording of a broken off pencil lead, 120x280 cm
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Replikations- & Selektionsgruppe, Installation & Video, 2016, 170x250x150 cm


















Videostills, Videoldnge / Video length 14,33 Min.
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SOFORTLEBENDE SIND
NICHT TOT ZU KRIEGEN

Das menschliche Leben ist endlich. From sperm to urn und nicht
zuriick. Doch anstelle sich mit der Verganglichkeit der eigenen
Spezies zu beschaftigen, wendet sich Jonas Troger Prozessen
zu, die bereits vor uns existierten und uns weit liberdauern
werden. Die Werbeanzeige aus den 1970er Jahren preist die
garantierte Verfiigharkeit von Leben an, in Form von iibermo-
tiviert geselligen Urzeitkrebsen. Die Rolle der Menschen dar-
in wird stolz prasentiert: selbst Schopferin sein. Besser noch:
Schopferin und Forscherln zugleich, denn schlieBlich handelt
es sich um die alteste bekannte, noch lebende Tierart der Welt,
die uns auf subhumane Zeitalter zuriickwirft. Im Angesicht von
Wesen, die in ihrer Verweigerung, sich zu etwas GroRerem zu
entwickeln, seit Jahrmillionen fortbestehen, geraten wir in die
AuBenseiterrolle staunender Betrachterlnnen. Im Posthuma-
nismus wird der menschliche Allmachtsanspruch abgelost und
von der Fokussierung auf kosmische Zusammenhange, andere
Lebensformen und dem Potenzial neuer Technologien ersetzt.

Virtualitat eroffnet einen Raum, in dem die Gleichzeitigkeit
von Moglichkeiten regiert: verschiedene Evolutionsschritte,
Zustande und Variationen existieren parallel, maandern in ih-
rer Form und transformieren sich fortlaufend.

Die Faszination Jurassic Park als kiinstlerische Strategie:
Archaische Elemente wie Hasenfelle und Krebsschwarme,
aber auch gerade zu urtiimlich anmutende Attribute aus dem
kiinstlerischen Feld - eine Bleistiftspitze und die klischeehaft
schopferische Hand des Kiinstlers selbst - verbinden sich mit
Computertomographien und futuristischem Interieur. Es ent-
steht ein mutierendes, zeitiibergreifendes Eigenleben, das die
Arbeitsweise von Jonas Troger bestimmt. Das einzelne Objekt
wird nicht als Abgeschlossenes behandelt, sondern fluktuiert,
in standigen Transformationsprozessen eingeschrieben. So
tauchen Bilder und Symbole einmal als Kern, dann wieder als
Randnotiz in unterschiedlichen Arbeiten auf, durchwandern
verschiedene Medien und spinnen dabei ein Netz aus viel-
schichtigen Beziehungen.

Schopfen, um zu beobachten, zu analysieren, umzukehren und
neu zu sortieren - eine Frage der Perspektive und der Mittel. Die
Animation im Zwischengeschoss zeigt beispielsweise wie eine
zweidimensionale Ebene durch einen Trichter aus Handen
rutscht und dabei wie ein Blatt Papier zerkniillt wird. Ab dem
Moment, in dem ein herkommliches Papierknauel, mittels Mik-
ro-CT eine uniiberschaubare Welt aus komplexen Gebilden und
fremdartigen Landschaften offenbart, kehren sich Wertigkeiten
um. Was vorher ein Indiz des Scheiterns darstellte, wird als Aus-
gangspunkt virtueller Forschungsexpeditionen zelebriert.

Als Relikte verschiedener Kulturen und Zeiten zusammenge-
tragen, tummeln sich besagte Handtrichterobjekte, nun als
3D-Plot manifestiert, in einer von Wurzelfurnieren durch-
schossenen Vitrine. In ihrer kelchartigen Form, verschieden
stark abstrahiert, erinnern sie an Fruchtbarkeitsobjekte, bei
denen offen bleibt, ob sie ihrer Aufladung gerecht werden
sollen oder als hohler Abklatsch altiiberlieferter Modelle, den
Glauben an menschliche und nicht zuletzt auch kiinstlerische
Schopferkraft nur vorfiihren. Tiefgreifende Einblicke in un-
sere Psyche sind abermals in den rohrschachartigen Wurzel-
furnieren angelegt. Als Pareidolie bezeichnet man die Neigung,
in Mustern und Dingen Gesichter oder Wesen zuerkennen, die
im Falle der Furniere nicht bereits beim Abschalen des Holzes
- wiederum einem Transformationsprozess von dreidimensio-
nalem Objekt in zweidimensionale Flache - entstanden, son-
dern erst durch deren anschlieBende Spiegelung erzeugt wird.

Auch die Ausstellung selbst wird zum Forschungsgegenstand
erklart. Der runde Deckenspiegel fungiert als Uberwachungs-
instrument zwischen der oberen und unteren Ebene der
Zumikonlounge.Wiederentstehteine Doppelrolle:als Beobach-
tende und Beobachtete, in der sich die RezipientIn wie neben-
sachlich auch noch selbst im Ausstellungsraum erkennt. Der
Spiegel stellt eine Briicke her, die eine Simultanitat der Ansich-
ten andeutet, Verdecktes 6ffnet und die gegenseitige Kontrolle

Zwischen den Stockwerken ermoglicht. Im Untergeschoss wird
dieses Thema fortgefiihrt. Auf der schragen Ebene eines grii-
nen Spieltisches balanciert Troger mit Ohnmacht und Herr-
schaft, Wahrsagung, Gliicksspiel und berechneter Wahrschein-
lichkeiten. Abermals klappen Perspektiven und Werkebenen
ineinander, springen auf und bilden neue Formen.

Ein Mischwesen aus Rednerpult und Aquarium bildet schlieB-
lich das Heim der besagten Urzeitkrebse. Diese sind durch-
aus auch als programmatische Ansage zu Jonas Troger selbst
zu verstehen: Mit Mitte 20, von der Zeit der Urne noch weit
entfernt, kiindigt Troger sein Wiederkehren an und offeriert
die, nicht zuletzt durch den Ausstellungstitel betont mannlich
besetzten Klischees von kiinstlerischer Potenz und kreativer
Vitalitat, die der selektive und affirmierende Druck der Kunst-
welt einzufordern scheint. Die Sofortlebenden sind nicht tot zu
kriegen, wiederkehrende Zyklen statt Tod und Verganglichkeit.
Statt sich immer wieder neu erfinden zu wollen, positioniert
sich Troger auf der Seite der Transformation. Mutationen, die
um Uberleben zu konnen, bereits Produziertes als Material
wieder in sich aufnehmen und nutzbar machen. Die Ausstel-
lungsdauer umspannt genau einen Lebenszyklus der Urzeit-
krebse. Die e!ntstehenden Eier miissen nur wieder mit Wasser
in Kontakt kommen und die nachste Generation erwacht zum
Leben.

Alexandra Hojenski



YOU ARE NOT ABLE TO KILL
AN IMMEDIATELY-LIVING

Human life is finite, from sperm to urn and no way back. Ins-
tead of occupying himself with the transitoriness of his own
species, Jonas Troger turns to pre-existing processes as well
as those outliving the likes of us. In the form of over-motiva-
ted, folksy sea monkeys, the 1970's advertisement praises the
guaranteed disposability of life. The role of humans therein is
presented proudly: be the Creator yourself. Even better: being
creator and scientist at the same time, after all, this is the ol-
dest known, still living animal species of the world, throwing
us into the pre-human era. In the face of creatures that have
persisted for millions of years in spite of refusing to develop to
something more capacious we take on the outsider role of an
astonished observer. Within post-humanism, the human claim
for omnipotence is superseded and thereby replaced by the
focus on cosmological connectivity, other life forms and the
potential of the latest technologies.

Virtuality encloses a space in which the simultaneousness of
possibilities rules: various evolutionary steps, conditions and
variations exist on parallel levels, meander in their shapes and
transform continuously.

The fascination of Jurassic Park as an artistic strategy: archaic
elements like rabbit furs and crab swarms as well as primiti-
vely appearing attributes of the artistic domain - the tip of
a pencil or the stereotyped creating hand of the artist - join
computer tomographies and futuristic interior. A mutating,
time-crossing independent existence arises which determines
Jonas Troger's method of operating. The individual object is
not treated as concluded, but fluctuates, inscribed in constant
transformation processes. Therefore images and symbols once
emerge as nucleus and then as marginal note in different art-
works, wander through various media and, thus, weave a net
of multi-layered connections.

Create to observe, to analyse, to reverse and to assort anew
- a question of perspective and resources. For instance, the
animation on the intermediate storey illustrates how a two-di-
mensional plane slips through a funnel of hands and is crum-
pled like a sheet of paper along the way. From the moment
that a conventional ball of paper reveals, by means of micro-
CT, an unmanageable world of complex structures and strange
landscapes, values are reversed. Prior to this, it represented
an indication of failure, afterwards it is celebrated as a starting
point of virtual research-expeditions.

Compiled as relicts of various cultures and ages, aforementi-
oned hand-funnel-objects, manifested as 3D-prints, bustle in
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a showcase flashed through root wood veneers. Within their
cup-shaped form, abstracted to varying degrees, they remind
of fertility symbols, in which it remains unclear as to whether
they ought to fulfil their duty or unmask the belief in human
and not least even artistic creative power by being poor imit-
ations of traditional models. Once again, far-reaching insights
of our psyche are intended by the Rorschach image lookali-
ke root wood veneers. The tendency to recognize faces and
beings within patterns and objects is referred to as pareidolia.
In the case of the veneers it is not already formed in the bark
of the wood - again a transformation process of a three-di-
mensional object into a two-dimensional plane - but only with
the subsequent mirroring.

Even the exhibition itself is declared an object of research. The
round ceiling mirror functions as an instrument of surveillance
between the top and the below level of the Zumikon lounge.
Once more a double role is formed as observers and observed
among the viewers accidentally recognize themselves inside
the exhibition room. The mirror creates a bridge implying the
simultaneity of the views, opens up the formerly sealed and
thereby enables the mutual control among the floors. In the
basement this theme is pursued. On the transverse plane of a
green gaming table, Troger balances with powerlessness and
governance, divination, gambling and calculated probability.
Yet again perspectives and layers of his work merge, crack and
build new forms.

A hybrid-being of a speaker's desk and an aquarium is the
home of the aforementioned sea monkeys. These are by all
means a programmatic announcement about Jonas Troger
himself: in his mid-twenties, the time of urn still far away,
Troger proclaims his return and offers the,, male occupied cliché
of artistic potency and creative variety, not least emphasized
in the exhibition’s title, which the selective and affirmed pres-
sure in the art world seems to demand. The immediately-living
cannot be killed - recurring cycles instead of death and tran-
sience. Instead of reinventing himself over and over again,
Troger positions himself on the side of transformation. Muta-
tions that, in order to survive, absorb the already produced as
new material and make it useable. The duration of the exhibi-
tion spans exactly one life cycle of the sea monkeys. The resul-
ting eggs will just have to come in contact with water and the
next generation will awaken to life.

Alexandra Hojenski



5 : 51E WUND| 4:];"5_;]_;1’ EL !ﬂf_'..l-._‘_l

ERLEBENSIE DAS WUNDER DER NATUR

%, o 3

" Ein Hobby fir die ganze
2y Familie - Lebende SEAMONKEY'S aus der Tute
unglaublich aber wa hrll. Durch ein o Q
a Wunder der Natur konnen Sie Y
' / selbst diese lustigen Wasser- } o
¥/ ~reg” clowns zum Leben erwe- N
cken. Aus SM Pulver, das man
ins Wasser schuttet entstehen lebende, atmende

l32 Tierchen. Mannchen, Weibchen und Babies. Diese
"\ schwimmen und spielen miteinander. Ein herr-
’ liches Hobby. Spalk u. Unterhaltung fir Alle. 2
. Alles, was man dazu braucht '
inkl. ein Sea-Monkey-Buch. KEIN TRICK. Sea
Monkeys leben GARANTIERT.
Sofort bestellen.
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Ohne Titel, 2016, Industrielle Siliziumkristalle in grundierter Leinwand /
Industrial silicon crystals in primed canvas, 100x70x12 cm




Scamper & the Donkeys, 2016, 120x80x80 cm













THE BISON-MAMMOTH FORMULA

ADBK, NURNBERG
2015
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field of replication- & selectiongroup, 2015, 390x2200x500 cm





















REISE AUF DEM
MOBIUSBAND

Jonas Troger arbeitet mit stetigen Umformatierungen von
einem Medium in ein anderes, mit Faltungen zwischen den
Dimensionen, mit Deformationen und Re-Formationen, mit
dem Spiel des Zu-Falls, des Ver-Werfens, des Konstellierens
und Auflosens. In seiner Arbeit verkniipft er aleatorische Ver-
fahrensweisen mit praziser Handfertigkeit, und dies haufig in
einer kiihlen Materialasthetik und einer szientistischen, bis-
weilen bizarr- technoiden Formensprache. Dabei bildet sich
ein komplexes Netzwerk von Referenzen aus. Es entstehen
Mises- en-abyme: infinite Spiegelungen, nicht des Gleichen,
sondern des Differenten, des Analogen und Digitalen, des
Kontingenten und Kalkulierten, des Raumlichen und Flachi-
gen, des Materiellen und Immateriellen. In den prozeduralen
Arbeiten Trogers formieren sich komplexe Topologien und
Morphologien, die sich in jedem Versuch, sie analytisch zu
fassen, immer weiter entfalten. So ziehen wir in der Ausein-
andersetzung mit den Arbeiten von Jonas Troger unsere Spu-
ren in einem Knauel von Mobiusbandern, die sich immer wie
neu verknupfen.

Lars Blunck
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A JOURNEY ON THE
MOBIUS STRIP

Jonas Troger works with constant re-formattings of one me-
dium into another, foldings between dimensions, with de-
formation and reformation, with the play of happenstance,
rejecting, constellation and dissolution. In his artwork he
combines aleatoric methods with precise manual skills, often
within a distant aesthetics of materialization and scientistic,
occasionally bizarre-technoid design vocabulary. Thereby a
complex network of references is established. Mises-en-aby-
me occure: infinitive mirror images not of the equal, but of
the different - of analogue and digital, of contingency and
calculations, the spatial and the laminar, the tangible and
the immaterial. Within Troger's procedural pieces, complex
typology and morphology mould, furthermore, unfold them-
selves invariably in the course of each attempt to grasp them
analytically. Thus, while examining Jonas Troger's works, we
leave our traces inside a bundle of consistently intertwining
Mobius strips.

Lars Blunck
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lonely island, Digitaldruck auf Alu Dibond / Digital printing on Alu Dibond, 2015, Elektronenmikroskopieaufnahme
einer abgebrochenen Graphitmine / Electron microscopy recording of a broken off pencil lead, 120x280 cm






ABHANGIGKEITSKONSTRUKTIONEN 117
RESSOURCENSUCHE

AKADEMIE GALERIE NURNBERG
2015
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Abhdngigkeitskonstruktionen Ressourcensuche, Installation & Video, 2015, 209x390x300 cm









Videostills, Videoldnge / Video length 0,35 Min.
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SPURENSUBJEKTRAUM I-1V 135

KRINZINGER PROJEKTE WIEN
2015












SpurenSubjektRaum I-1V, 2015, je / each 110x5






UMFORMATIERUNG 141

ADBK, NURNBERG
2014



























BIOGRAFIE /
BIOGRAPHY

Jonas Troger
*1991in Erlangen
lebt und arbeitet / lives and works in Berlin&Niirnberg

2014-2015
Universitat fiir angewandte Kunst Wien

2015
Meisterschiiler bei / master pupil of Michael Hakimi

2011-2018
Akademie der Bildenden Kiinste Niirnberg
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AUSZEICHNUNGEN UND STIPENDIEN /
GRANTS AND PRIZES

2019

Bayerischer Kunstforderpreis

Kulturpreis Bayern

Zweiter Preis bei Kunst-am-Bau Wettbewerb, Staatliches
Bauamt Erlangen-Nurnberg

2018
Akademiepreis AdBK Niirnberg (Klasse Hakimi)

2016
Akademiepreis AdBK Niirnberg
Hans-Friedrich-Defet-Stipendium

2015
Akademiepreis AdBK Niirnberg (Klasse Hakimi)

2014

Studienstiftung des deutschen Volkes
Oskar-Karl-Forster Stipendium

Erasmus-Stipendium fiir die Universitat fiir angewandte
Kunst Wien
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AUSSTELLUNGEN (AUSWAHL) / KONTAKT /
EXHIBITIONS (SELECTION) CONTACT
Bundeskunsthalle, Bonn Jonas Troger
Kunstpalais, Erlangen +49 152 5567 9532

Neues Museum, Niirnberg troegerjonas@gmail.com
Krinzinger Projekte, Wien www.jonastroeger.com

Zumikon, Niirnberg

Wilhelmspalais, Stuttgart

UdK Berlin

Zollamt Galerie, Offenbach

Ufer Studios, Berlin

Atelier- und Galeriehaus Defet, Niirnberg
raumLABOR, HBK Braunschweig
Akademie Galerie, Niirnberg

Galerie Duglas, Niirnberg

UND 7, Karlsruhe

Galerie der Kiinstler, Miinchen
Kunstvereine u.a. in Bamberg, Niirnberg und Wiirzburg






