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max goelitz freut sich während der Berlin Art Week im September die Ausstellung five von Rin-
don Johnson anzukündigen. Die erste Einzelausstellung des US-Künstlers in der Berliner Galerie 
basiert auf dessen Science-Fiction Roman Clattering und präsentiert eine raumgreifende Installa-
tion, die anlässlich Johnsons Nominierung für den Future Generation Art Prize 2021 entstanden ist 
und in diesem Kontext im PinchukArtCentre in Kiew zu sehen war. Für die Ausstellung five wird die 
multimediale Installation durch neue Arbeiten des Künstlers ergänzt und in ein erweitertes Aus-
stellungskonzept eingebettet. Begleitet wird die Ausstellung von einer Publikation, die die ersten 
40 Seiten des Romans umfasst und so einen Einblick in das literarische Werk von Johnson gibt. 
Clattering wird erstmalig im Rahmen einer Lesung des Künstlers in der Galerie präsentiert.

Der Roman Clattering entsteht in Zusammenarbeit mit der Schriftstellerin Rainer Diana Hamilton 
und ist ein Vorschlag für Offenheit, Vielfältigkeit und Widerstand gegen die organisatorischen 
Zustände unserer Welt, die zumeist auf dualistischen Grundannahmen beruhen. Die Autor:innen 
hinterfragen unsere gewohnte Sichtweise auf Beziehungen, hierarchische Strukturen, Reproduk-
tionssysteme und die Kontrolle von Ressourcen. Johnson und Hamilton arbeiten subtile, aber 
wichtige Unterschiede zwischen Menschen und menschenähnlichen Figuren im Roman her-
aus, wobei es in Clattering keine Geschlechter, keinen Hunger, keinen Krieg und keine physische 
Gewalt gibt. Vor diesem Hintergrund stehen fragwürdige Tatsachen unserer realen Welt dieser 
fiktiven Welt gegenüber. Die Haupthandlung der Erzählung entwickelt sich analog der Entdeckung 
der Figuren, dass die ursprünglichen Bewohner ihres Planeten unsterblich waren, bis ihnen jenes 
langjährige Wissen darüber genommen wurde. Die thematische Zuwendung an ein vielfältiges 
Spektrum von Geschichten und Realitäten zieht sich durch die gesamte Ausstellung, wobei die 
Zahl fünf ein immer wiederkehrendes Element ist. Sie steht für Kollektivität jenseits von Binarität, 
für multiple Möglichkeiten und bildet in der Science-Fiction Novelle die Zahl, die benötigt wird, um 
Nachkommen zu schaffen. 

At some point I became very interested in what it might actually take to make a person. I wonder-
ed what if it took more people. What if we didn’t replicate based on a binary but on a grouping of 
more people. I told Rainer Diana Hamilton and she began to wonder too. We thought best to write 
it as we both wanted badly to see it. We settled on the unruly number five, a favorite of mine. In the 
writing, the alternative universe clad itself in our minds. We started to see how our lives and the 
lives of our characters wound around each other into this zone of possibility which deepened into 
its own world quite quickly. Mostly, we answered questions befitting designing a reality: Where 
are all we? Who is governed? What is maintained? Where are the mountains? Can you eat all the 
grasses? What’s money? Who has access to a long life? How long can you build a bridge? How 
close are the neighboring planets? When does everything fall apart so that things can come back 
together again? – Rindon Johnson

In five konzipiert Johnson durch architektonische Eingriffe einen Parcours, der vielfältige Realitä-
ten öffnet und räumlich, visuell, sprachlich und performativ erfahrbar wird. Dadurch positioniert 
der Künstler die Besuchenden in eine Ausstellungsarchitektur, in der man mit stetig wechselnden 
Betrachtungsweisen konfrontiert wird und Abgrenzung und Zugehörigkeit, sowie die räumliche 
Verortung im Innen und Außen reflektiert. Ein auf der Zahl fünf basierender Handlauf bietet dabei 
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den Einstieg und leitet in die Ausstellung, in der sich fortführend Fiktionen und Realitäten überla-
gern. Eine geschwungene Ziegelmauer trennt den Raum und führt zu fünf Monitoren auf welchen 
Live-Streams von startenden und landenden Flugzeugen zu sehen sind, die den fortlaufenden 
Betrieb unserer gesellschaftlichen Strukturen dokumentieren. Johnson bezieht sich in seinen 
Arbeiten meist auf soziokulturelle Strukturen, die sich durch die Verwendung von Sprache, wie 
auch durch verschiedene Medien und Materialitäten ausdrücken. So ist The splinter in your eye is 
the best magnifying glass (happiness writes white, planespotting) ein Abbild hierarchischer und 
historischer Systeme mit ausbeuterischen Impulsen gegenüber unserer Umwelt, die durch die 
Erzählung von stetigem Wachstum genährt wird. Daran schließt die von Tageslicht hinterleuch-
tete Fensterinstallation Clattering an, die eine Landschaftsdarstellung aus der Novelle Clattering 
in Glasmalerei zeigt. In der Science-Fiction Erzählung existiert eine alternative Zeitlichkeit, wel-
che durch stetig wandelnde Lichtstimmungen in der gläsernen Landschaft in der Realität erfahr-
bar gemacht wird. Vom Künstler gestaltete Sitzobjekte aus Holz dienen der Beobachtung der auf 
diese Weise räumlich erzeugten (fiktiven) Zeitebenen.

Ergänzend sind Wandarbeiten sowie freistehende Werke aus Leder präsentiert, mit denen John-
son eine Verbindung zwischen Objekt, Sprache und betrachtender Person herstellt, um gesell-
schaftliche Hierarchien und komplexe Machtstrukturen in Frage zu stellen. Leder als Nebenpro-
dukt industrieller Verarbeitungsketten zeigt für den Künstler einen umfassenderen historischen 
und konzeptionellen Zustand auf, der den Umgang mit anderen Lebewesen verdeutlicht und sich 
auf das kolonialistische Erbe westlicher Staaten übertragen lässt. Für seine physischen, objekt-
basierten Werke verwendet er meist Rindsleder, das er bis zu einer Dauer von einem Jahr unter-
schiedlichen Witterungsbedingungen aussetzt, wodurch sich die Umgebung und das Klima in 
die Oberflächen einprägen. Der Aspekt der Zeitlichkeit und der ständigen Veränderung zieht sich 
durch die gesamte Ausstellung. Der Künstler schafft eine „Journey“ in verschiedene Zeitebenen, in 
denen Live-Streams, Erzählzeiten und Tageszeiten hierarchielos und simultan ablaufen, wobei five 
eine eigene Zeitkapsel bildet, in der Fiktion und Realität verschwimmen und die Idee von Paralleli-
tät und die Existenz multipler Welten gleichzeitig möglich wird. 

Rindon Johnson (*1990 in San Francisco, US) arbeitet als Künstler und Schriftsteller multimedial 
in den Bereichen Skulptur, Video, Poesie und Virtual Reality aus einer gesellschaftskritischen Per-
spektive. Seine Werke sind stets in der Sprache verwurzelt und bewegen sich zwischen skulptu-
ralen Arbeiten und virtuellen Sphären. Johnson untersucht, wie physische und digitale Räume mit-
einander verwoben sind und wie Sprache diese Realitäten formt, indem sie versagt, widerspricht 
oder befähigt. Text ist eines der zahlreichen Medien, die der Künstler sich aneignet und in neuen 
Kombinationen zusammensetzt, um Fragen hinsichtlich Autonomie und Macht aufzuwerfen. 
Dabei untersucht Johnson die Auswirkungen von Kapitalismus, Klima und Technologie und wie 
wir uns selbst sehen und konstruieren. Durch die Verbindung von Wort, Technologie und Objekt 
entstehen vielschichtige Werke, wobei Johnsons Ausdrucksformen von Publishing, Virtual und 
Augmented Reality bis hin zur Arbeit mit Materialien wie Leder, Holz und Stein reichen.

2022 wurde Rindon Johnson mit dem Ernst-Rietschel-Kunstpreis für Skulptur ausgezeichnet. 
Seine Arbeiten wurden in internationalen Ausstellungen gezeigt, zuletzt in Solopräsentationen im 
Sculpture Center in New York (2021), im Museum of American Art in Washington (2021) und in der 
Julia Stoscheck Collection in Düsseldorf (2019). Johnson schrieb mehrere Bücher, hielt Lecture 
Performances und Readings, unter anderem im MoMa PS1 (2018) und KW in Berlin (2019) und pub-
lizierte Arbeiten und Texte in Kollaboration mit Museen und Magazinen, wie der New York Times. 
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