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Der Fokus des Stipendiums liegt analog 
zum Schwerpunkt der Sammlung auf der 
Fotokunst nach 1945. Die Nominierung 
der Teilnehmer erfolgt über Vorschläge 
einer siebenköpfigen Jury, die sich für jede 
Ausschreibung neu zusammensetzt und 
aus Ausstellungsmachern, Theoretikern 
und Künstlern besteht. Jeder der sieben 
Juroren kann bis zu zehn Künstler vor
schlagen. Am Auswahlverfahren nehmen 
Kandidatinnen und Kandidaten teil, die 
sich mit einem Projekt bewerben, das im 
jeweiligen Folgejahr umgesetzt werden soll. 
Somit können an jeder Nominierung bis 
zu 70 Künstler beteiligt sein. Die beiden 
Preisträger erhalten für ein Jahr eine För
derung von jeweils € 1 000 pro Monat 
 sowie eine Ausstellung im ART FOYER 
der DZ BANK Kunstsammlung, die mit 
dem Ankauf des umgesetzten Projekts 
verbunden ist. Begleitend zur Ausstellung 
entsteht eine Publikation, deren Auto
rinnen und Autoren die Künstler selber 
benennen können. Die Künstler können 
so in enger Zusammenarbeit mit den Au
toren auch Einfluss auf den Duktus der 
Texte nehmen, was gerade in diesem Jahr 
deutlich erkennbar ist.

Dem versierten Fotografiekenner wird 
nicht entgehen, dass der Titel, den wir 
dem Stipendium gegeben haben, auf eine 
Blendenzahl des Kameraobjektivs anzu
spielen scheint. Er weiß allerdings auch, 
dass zwischen f/11 und f/16 keine weitere 
Blende mit den Ziffern 12.2 existiert. Wir 
möchten mit dem Titel einfach deutlich 
machen, dass es sich um ein Stipendium 
für Künstlerinnen und Künstler handelt, 
die sich mit dem Medium Fotografie 
 beschäftigen. Die Ziffern stehen für die 
Dauer des Stipendiums, das an jeweils 
zwei Preisträger, die alle zwei Jahre ermit
telt werden, zwölf Monate lang ausgezahlt 
wird. Klar wird jedoch: Je größer die Zahl, 
desto kleiner die Blendenöffnung – und 
desto länger die Belichtungszeit, was zu 
einer höheren Tiefenschärfe führt. Dies 
wiederum ließe sich auf die Förderungs
dauer übertragen, die es den Preisträgern 
erlaubt, sich über einen längeren Zeitraum 
hinweg einem Projekt mit der erforderli
chen Intensität und Präzision zu widmen. 
Nicht zuletzt kann f/ als Abkürzung für 
die Fotografie schlechthin gelesen werden, 
so dass auch dem Laien deutlich wird, 
dass sich alles um das Lichtbild dreht.

Ähnlich wie schon in den Jahren 1993 bis 2003 vergibt die DZ BANK Kunst
sammlung seit 2013 alle zwei Jahre ein Projektstipendium, das sich an Künst
lerinnen und Künstler aller Altersstufen richtet, die sich mit fotografischen 
Techniken und Materialien im weitesten Sinne auseinandersetzen.
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In einer zweitägigen Auswahlsitzung eini
gen sich die sieben Jurorinnen und Juroren 
zunächst auf die ersten zehn Kandidaten, 
von denen dann am Folgetag zwei als 
Preisträger bestimmt werden. Im letzten 
Jahr waren dies Laura Bielau und Bruno 
Zhu – zwei in ihrer Herangehensweise 
und Verarbeitung der Fotografie gänzlich 
unterschiedliche Künstler. Während 
 Laura Bielau einen konzeptuellen Ansatz 
verfolgt, geht Bruno Zhu in die dritte 
 Dimension und formt mit fotografischen 
Materialien Skulpturen.

Da es immer eine große Herausforderung 
darstellt, aus zehn gleichermaßen her
ausragenden Projekten zwei auszuwählen, 
haben wir uns entschieden, zusätzlich zu 
den beiden Siegern noch drei weitere Posi
tionen aus der Shortlist zu nominieren, 
die die Ausstellung ergänzen sollen. Um 
diese drei Kandidaten zu ermitteln, fand 
erneut ein Auswahlverfahren statt. Die 
drei Künstler, die hier die größte Auf
merksamkeit erhielten, waren Jana Müller, 
 Andrzej Steinbach und Oriol Vilanova. 
Die Arbeiten, die in der Ausstellung zu 
sehen sind, sind sämtlich in die DZ BANK 
Kunstsammlung übergegangen. Auf diese 
Weise kommt das Stipendium auch weite
ren Künstlerinnen und Künstlern zugute, 
die sich dem Verfahren gestellt haben.

2015 setzte sich die Jury aus folgenden 
Fachleuten zusammen: Ulrich Gebert 
(Künstler und Stipendiat 2013), Dr. Jo
hannes Janssen (Direktor des Museum 

SinclairHaus der Altana Kulturstiftung), 
Andrej Krementschouk (Künstler und 
 Stipendiat 2013), Dr. Christina Leber 
(Leiterin der DZ BANK Kunstsamm
lung), Thomas Seelig (Direktor und 
 Kurator des  Fotomuseum Winterthur), 
Thomas D.  Trummer (Direktor des 
Kunsthaus  Bregenz) und Professor 
 Thomas Weski (Kurator der Stiftung 
für Fotografie und Medienkunst mit 
 Archiv Michael Schmidt).

Wir freuen uns sehr, dass wir eine aus
drückliche Förderung für Künstlerinnen 
und Künstler ausschreiben können, die 
sich im Bereich der Fotokunst eine Positi
on erarbeitet haben oder dabei sind, dies 
zu tun. Dabei haben wir bewusst auf eine 
Altersgrenze verzichtet, da unsere Erfah
rungen bei den Ausstellungsvorbereitun
gen der letzte Jahre zeigten, dass zahlreiche 
herausragende Künstler nicht in der Weise 
Beachtung finden, wie sie es verdienten.

Wir werden die Preisträgerinnen und 
Preisträger im Blick behalten und freuen 
uns über neue Impulse für die DZ BANK 
Kunstsammlung.

Dr. Christina Leber, Leiterin der DZ BANK 
Kunstsammlung
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Die Jury (v. l. n. r.): Thomas Seelig, Thomas D. Trummer, Ulrich Gebert, Prof. Thomas Weski, Dr. Johannes Janssen, 
Andrej Krementschouk und Dr. Christina Leber
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o. T., aus der Serie: ARBEIT, 2014–2016, 70 × 98,8 cm
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Wenn ein Künstler oder eine Künstlerin 
eine fotografische Serie mit dem Titel 
 »Arbeit« vorlegt, sucht man als Betrachte
rin oder Betrachter die Oberflächen der 
Bilder dieser Serie intuitiv nach Hinweisen 
daraufhin ab, über welche Tätigkeit hier 
bildnerisch geforscht wurde und wie dies 
geschah. Gerade das Medium Fotografie 
mit seiner abbildenden Funktion provo
ziert aller Repräsentationskritik der letzten 
Jahrzehnte zum Trotz noch immer zuerst 
einen Blick auf das aufgenommene Bild, 
der vom Wiedererkennen geleitet ist. 
Mit ihm sollen sich spezifische Narrative 
 entfalten, die (im besten Falle) in einem 
unmittelbaren und folgerichtigen Zusam
menhang zum Beispiel mit dem Titel 
 stehen. So erwarten wir von fotografischen 
Bildern und ihren Motiven geradezu, dass 
sie, wenn sie unter »Arbeit« zu einer Serie 
zusammengefasst sind, über spezifische 
Voraussetzungen und Vorstellungen von 
einer auch auf dem Bild auffindbaren 
 Arbeit Aufschluss geben und zum Beispiel 
Formen der Produktion, Arbeitswerk  
 zeuge oder menschliche Tätigkeiten abbil
den. Erwartungen wie diese können sich 
etwa in einem dokumentarischkritischen 
 Gebrauch des Mediums erfüllen – indem 
beispielsweise über bestimmte Bedin
gungen oder Verhältnisse von Arbeit oder 

 spezifische Arbeitsabläufe Auskunft gege
ben wird –, oder auch in einem stilisieren
den Umgang in Form von Inszenierungen 
oder Überhöhungen, indem zum Beispiel 
gezeigt wird, was für die mit der Kamera 
untersuchte Arbeit als wesentlich empfun
den und im fotografischen Bild zugespitzt 
herausgestellt wird.

All diesen fotografischen Konventionen, 
die greifen, wenn es um ein Umkreisen 
des Themas »Arbeit« geht, und all den 
Erwartungen, die das betrachtende Auge 
daran knüpft, entspricht die Künstlerin 
Laura Bielau mit ihren Bildern zunächst 
nicht. Denn Laura Bielau (*1981, Halle 
an der Saale) hat ihr Thema, über das sie 
nun fast ein ganzes Jahr lang fotografisch 
geforscht hat, irgendwann nicht mehr 
in einem Außen gesucht; im Prozess des 
Denkens und des Herstellens ihres Pro
jekts hat sie vielmehr den Radius ihrer 
Auseinandersetzung kontinuierlich genau 
daraufhin verkleinert und präzisiert: auf 
den Prozess des Denkens und Herstellens 
ihres fotografischen Projekts als »Arbeit«. 
Sie hat also ihren thematischen Fokus auch 
und vor allem auf sich selbst und ihre Ar
beit und Position als Fotografin bezogen – 
und damit an den oder über die elementaren 
Grundbedingungen und Möglichkeiten 

Material, Lebensmittel, Kleidung, Pflege, Zeit, Körper 
und Gespräch

LAURA BIELAU
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des (ihres) tätigen Lebens gearbeitet. 
Denn das, was so offensichtlich, fraglos 
und einfach zugänglich erscheint, wenn 
wir an das Tätigsein denken – aufstehen, 
zur Arbeit gehen, sich dort einer klar defi
nierten  Aufgabe widmen, etwas herstellen 
oder erschaffen, oder einfach nur etwas 
abar beiten und erledigen, so, wie sich für 
viele der Alltag eben strukturiert –, erweist 
sich bei näherer Betrachtung als zuneh
mend fragwürdig: Wo fängt Arbeit eigent
lich an, wie gestaltet sie sich, wie frisst 
sie sich möglicherweise in Bereiche hinein, 
die wir gar nicht unmittelbar mit Arbeit 
in Verbindung bringen würden, etc. – all 
diese Momente werfen mehr Fragen als 
Antworten auf. Fragen nach den Gren
zen der Arbeit und danach, wo diese für 
den tätigen Menschen und auch für die 
 Fotografin überhaupt zu ziehen sind. Ein 
schwieriges, fast unmögliches Unterfan
gen, gerade dann, wenn deutlich wird, 
dass Arbeit grenzenlos zu sein scheint und 
in jeder Nische des Daseins steckt. Nicht 
zuletzt trennt sich die Arbeit, wenn wir sie 
in einem Außen suchen, auch ab von der 
Rolle und Arbeit der Fotografin und ihrer 
fotografischen Bilder, in denen sich – 
ganz schlicht – im Prozess des Denkens 
und der Herstellung Arbeit genauso gut 
versteckt oder zeigt wie in jeder anderen 
Tätigkeit auch.

Laura Bielau thematisiert in ihrer Serie 
»Arbeit«, die mittlerweile knapp fünfzig 
Bilder umfasst (von denen vierzehn Foto
grafien in der Ausstellung im ART FOYER 
zu sehen sind), eine Dreiecksbeziehung: 

Es geht um den Raum ihrer Arbeit als 
Fotografin und Künstlerin. Es geht um 
die Generierung des fotografischen Bildes 
als Arbeitsprozess. Und es geht um die 
Auseinandersetzung mit anderen, an deren 
Arbeit sie teilhat oder die umgekehrt an 
ihrer Arbeit teilhaben. Man könnte diese 
Dreiecksbeziehung auch knapper fassen 
und sagen: Es geht um die Arbeit am Ob
jekt der Darstellung. Es geht um die Arbeit 
am Bild. Und es geht um die Arbeit am 
Porträt der Menschen, die für die Arbeit 
wichtig sind.

Im Zentrum ihrer in schwarzweiß ausge
arbeiteten Bilder stehen verschiedene Ob
jekte, die Laura Bielau vor einem neutralen 
Hintergrund ohne räumliche Tiefe und 
ohne den Gegenständen selbst eine per
spektivische Wirkung zu geben, flach vor 
dem Objektiv der Kamera platziert und 
nüchternsachlich aufgenommen hat. Die 
Serie kommt ohne harte Kontraste aus, 
vielmehr nimmt sie sich als Studie über 
verschiedene Graustufen aus, die sorgsam 
und feinsinnig im jeweiligen Bild selbst 
und bezogen auf die Wirkung im Ganzen 
abgestimmt ist. Es sind lapidare Gegen
stände des Alltags, die auf Laura Bielaus 
Bildern zusammenkommen. Zum Teil 
sind es Dinge, die sich auf einem Schreib
tisch oder auch in einem Studio wieder
finden, in dem mit Entwürfen oder 
 Bildern gearbeitet wird – aber dieser Zu
sammenhang ist nicht zwingend. Ein 
Gummiring. Ein Stück GaffaTape (Ge
webeband) an der Wand. Ein liniertes Blatt 
Papier in einem aufgeschlagenen Heft. 
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Die grafische Darstellung einer Uhr. Ein 
Briefumschlag aus Karton. Ein Kochfeld. 
Ein Kleidungsstück auf dem Boden. Der 
Bund einer Hose. Die f lachen Sohlen 
 eines Paars Schuhe. Ein Knopf. Ein Geld
schein. Eine Zahnbürste. Packung(en) von 
Kopf schmerztabletten. Ein Kaugummi. 
Eine Tüte. Eine Scheibe Brot mit Butter. 
Etc. So neutralsachlich und ihrem Um 
gebungsraum und Gebrauch enthoben 
die Dinge auch aufgenommen wurden, 
so  wenig ist Laura Bielau an einer makel
losen Darstellung interessiert: Schlieren 
von Staub oder ein Haar auf dem Objektiv 
der Kamera zeigen sich genauso in der 
foto grafischen Ausarbeitung wie Spuren 
der Abnutzung auf den aufgenommenen 
Gegenständen selbst, etwa ein Knick im 
Geldschein oder in einer aufgeschlagenen 
Heftseite, Flecke auf dem Stoff eines ver
waschenen Kleidungsstücks, eingebrannte 
Flüssigkeiten auf dem Kochfeld, abgerie
benes Gummi auf den Schuhsohlen oder 
Kratzer auf dem Fußboden.

Je länger wir die Gegenstände auf Laura 
Bielaus Bildern betrachten, umso mehr 
entfalten sie Präsenz. Was zunächst als 
unendlich erweiterbare Reihe von Bildern 
ebenso persönlicher wie vollkommen un
spektakulärer Sachen erscheint (die ihrer
seits Fragen aufwirft: Warum ein Blatt 
Papier, aber kein Stift? Warum ein Gummi
band, aber kein mit ihm zusammenge
rolltes Bild etc.), entfaltet sich im Prozess 
des Schauens Schritt für Schritt als Zu
sammenführung von elementaren Dingen, 
von Dingen, die man zum Leben einfach 

braucht: Material, Lebensmittel, Kleidung, 
Pflege, Zeit – eine reduzierte Auswahl, 
aber grundlegend. Für alles.

Konsequent ist hier Bielaus Entscheidung, 
gerade nicht das Studio oder Atelier in 
seiner Gesamtheit abzubilden oder ihren 
Arbeitsplatz, Werkzeuge, das Labor oder 
eine Wand mit einer Dokumentation von 
bildnerischen Ideen und Prozessen, so 
wie wir es von vielen Künstlerinnen und 
Künstlern kennen, die den Ort der eige
nen Produktion zum Thema ihrer künst
lerischen Auseinandersetzung machen. 
 Sondern gerade nur so viel (oder so wenig) 
zu zeigen wie nötig: nicht die Produkti
vität selbst darzustellen, sondern die Basis, 
die Voraussetzung von allem. Von allem, 
was entsteht oder möglicherweise ent
stehen kann.

Die Sorge um sich oder die Fürsorge für 
sich, wie sie mit einem Bild von Einkäufen 
auf dem Warenband im Supermarkt the
matisiert wird oder in der Wiedergabe 
einer Packung Tabletten, ist dabei genauso 
wichtig wie der Kontakt zu sich und an
deren. Laura Bielau hat nicht nur ihre 
 eigenen Hände und Füße und ihre Augen 
foto grafiert und mit in diese Serie von 
Bildern hineingenommen – ich verstehe 
auch sie als den Versuch, alles auf An
fang zu stellen, auf den sprichwörtlichen 
Grund, auf dem alles steht und aus dem 
heraus Tätigsein überhaupt erst möglich 
wird –, sondern ihr auch drei Porträts 
 hinzugefügt. Mit ihnen könnte man die 
Liste der elementar wichtigen, für das 
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 Leben und Arbeiten grundlegenden Dinge 
entsprechend ergänzen: Material, Lebens
mittel, Kleidung, Pflege, Zeit, Körper und 
Gespräch.

Auch wenn die Porträts in Laura Bielaus 
Serie ernst und seltsam stillgestellt wirken 
und somit in formal stimmiger Korres
pondenz zu den unaufgeregt fotografierten 
Dingen und Gegenständen stehen, »er
zählen« diese Porträts doch zugleich von 
Formen des vertrauten Austauschs. Trotz 
ihrer großen Ruhe zeigt Bielau ihre Men
schen nicht als neutralstumme Gesichter, 
sondern hält sie in Momenten fest, in 
 denen sich ein fragender Blick oder auch 
stiller Protest auf dem Gesicht abzeichnet, 
in denen eine Person mit dem Blick nach 
unten in ein (hinterfragendes) Nachden
ken abtaucht oder mit unbestimmtem 
Blick ins Leere (oder in eine Offenheit) 
zu sinnieren scheint. Beim Betrachten 
 dieser Porträts kam mir Hannah Arendts 
Buch »Vita activa oder Vom tätigen Leben« 
in den Sinn, wo sie der Frage nachgeht: 
»Was tun wir, wenn wir tätig sind?«, und 
den elementaren Voraussetzungen mensch
lichen Tätigseins (und damit zugleich den 
Grundbedingungen menschlicher Exis
tenz) nachgeht. Sie stellt hier die These auf, 
dass erst ein gerichtetes Denken Handeln 
(auch gemeinsames Handeln) ermöglicht. 
Laura Bielau scheint mit ihrer Arbeit ge
nau diese Fragen zu berühren: »Was tun 
wir, wenn wir tätig sind?« Ist ein Gespräch 
mit anderen nicht bereits eine Form von 
 Tätigsein bzw. die Voraussetzung dafür, 
überhaupt etwas zu tun, und zwar mit 

der Überzeugung, dass das, was ich tue, 
sinnvoll ist? Strukturiert es mein Denken 
und Handeln nicht genauso wie andere 
Dinge im Leben (Material, Lebensmittel, 
Kleidung, Pflege, Zeit), die einfach gege
ben sein müssen, damit ich absichtsvoll 
und zielgerichtet handeln kann?

Dass Arbeit auch Spiel sein kann und eigen
willig, zeigt Laura Bielau mit der Form 
ihrer Bilder an. Da sie sich entschieden hat, 
alle Bilder in der jeweils gleichen Höhe 
auszuarbeiten, ergeben sich in der Breite 
die unterschiedlichsten Formate. Sie wählt 
also eine Form der Skalierung der von ihr 
fotografierten Gegenstände, Körper und 
Gesichter, die von deren natürlicher Größe 
und Beschaffenheit zum Teil erheblich 
abweicht bzw. verwehrt, sie überhaupt 
noch in ein (Größen)Verhältnis zueinan
der zu setzen. Kaum ein Bild gibt die 
 natürliche Größe seines Referenten wieder, 
was in einem bildnerischen Zusammen
hang, und natürlich auch in einem foto
grafischbildnerischen Zusammenhang, 
letztlich auch nicht ausschlaggebend ist – 
im Gegenteil. Diese konzeptionelle Ent
scheidung führt jedoch dazu, dass eine 
Zahnbürste im Verhältnis zu anderen Ob
jekten plötzlich einen bedeutenden Raum 
einnimmt. Zum Teil wirken die foto
grafierten Dinge dadurch abstrakt: der 
Knopf, das Kaugummi, die Tüte. Sie offen
baren erst nach langem Hinsehen ihre 
eigentliche Funktion. Im Prozess der foto
grafischen Aufnahme und ihrer Ausar
beitung haben die Gegenstände eine Trans
formation durchlaufen und scheinen ihrer 
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ursprünglichen Bestimmung und ihrem 
Gebrauch fremd geworden zu sein. Denn 
sie haben jetzt nur noch die Aufgabe, als 
Bilder zu funktionieren. Als solche ent
falten diese banalen Alltagsgegenstände 
und Körper skulpturale Qualitäten mit 
einer eigenen, zum Teil kruden Schönheit. 
Laura Bielau macht damit deutlich: Als 
Künstlerin geht es ihr nicht zwingend 
 darum, Formen von Arbeit auf dem Bild 
darzustellen, sondern darum, Elemente 
der Arbeit zwar zu zeigen, aber zugleich 
auch die Arbeit am oder im Bild zu the
matisieren.

Mit der Formatgebung ihrer Bilder hat 
Laura Bielau nicht nur die Größenverhält
nisse der abgebildeten Referenten ver
schoben, sondern für ihre Serie auch einen 
konzeptuellen Rahmen gefunden, dem 
sich alle Bilder unterordnen. Es ist dieser 
Rahmen, der die Serie zusammenhält. 
Zugleich fordert sie mit dieser Entschei
dung aber auch die Betonung des Einzel
bildes innerhalb der Serie ein. An die Stelle 
eines Gesprächs der Gegenstände und 
Körper untereinander tritt ein fotografi
scher Kommentar: Das Bild als fotogra
fisches Bild obliegt in seiner Erscheinung 
meiner Freiheit. Diese Freiheit ist Arbeit.

Maren Lübbke-Tidow, Autorin, Kritikerin, 
freie Kuratorin und Dozentin, Berlin
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o. T., aus der Serie: ARBEIT, 2014–2016, 70 × 98,6 cm
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o. T., aus der Serie: ARBEIT, 2014–2016, 70 × 127,5 cm
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o. T., aus der Serie: ARBEIT, 2014–2016, 70 × 110,8 cm
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o. T., aus der Serie: ARBEIT, 2014–2016, 70 × 49,2 cm
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o. T., aus der Serie: ARBEIT, 2014–2016, 70 × 105 cm
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Als Vorbereitung zu diesem Text treffe 
ich Bruno Zhu (*1991, Porto, Portugal) 
in einem indonesischen Imbiss in Amster
dam, wo wir beide wohnen. Wir sehen 
asiatisch aus, wurden aber in Europa ge
boren; er als portugiesischer Chinese ers
ter, ich als niederländische Indonesierin 
zweiter Generation. Der größte Teil unse
res Gesprächs kreist um die Konstruktion 
des Bildes und, in Erweiterung, um die 
unserer jeweiligen individuellen Identität. 

1: Bild
Der fünfundzwanzigjährige Künstler 
kommt ziemlich international rüber: 
 Seine Eltern, die in den späten Achtzigern 
aus China nach Portugal emigrierten, 
 haben einen Laden, Bruno selbst hat sein 
Studium am Sandberg Instituut Ams
terdam mit einem Master of Fine Arts 
ab geschlossen und hat einen Bachelor 
für Fashion Design vom Central Saint 
Martins in London in der Tasche. Er ist 
auf geweckt, stilbewusst und charmant. 
 Obwohl nur sieben Jahre jünger als ich, 
gehört er schon einer anderen Generation 
an, einer, die in den Nachwehen der 
 Krise groß wurde, an finanzielle Unsi
cherheiten gewohnt ist und daran, für 
ihr Glück selbst verantwortlich zu sein; 

auch mit der aktuellen Mischung von 
 visueller  Kultur, technischen Spielereien 
und Kommuni kation ist er weit besser 
vertraut. Das Ausmaß an Verständnis für 
die verführerische Qualität der Bilder hat 
auf mich eine einschüchternde Wirkung. 
»Ein Ausnahmetalent«, hat mal jemand zu 
mir gesagt. Ich frage mich, woher dieses 
Bild von ihm kommt.

2: Ware
Ein Jahr zuvor arbeiten Bruno und ich 
an seiner SoloAusstellung am Foam, dem 
Museum für Fotografie in Amsterdam. 
»New Arrivals« findet in der oberen Eta
ge statt, wo sich auch die Bibliothek des 
 Museums befindet. Die Aneignung des 
Warendiskurses steht im Zentrum seiner 
Arbeit, und so verwandelt Bruno die Bi
bliothek kurzerhand in einen »Lesesaal 
der etwas anderen Art«. Flache und daher 
unbenutzbare Konterfeis von Spiegeln, 
Teppichen, Bücherregalen und Lampen 
füllen neben den »pillowbooks« den Aus
stellungsraum. Als Vorlage dienen Bilder 
aus Einkaufskatalogen, die Bruno in 
der  Originalgröße der Möbel als Sticker 
gedruckt und an die Wände geklebt hat. 
»Pillowbooks« sind Telefonbücher, deren 
auf geschlagene Seiten mit einem Kissen 

Ein Mittagessen mit Bruno Zhu

NARRATIVE IS EVERYWHERE. 
IMAGE IS TOO
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Three Legged Table with Books and Glass of Water, 2015 
Image of courtesy Exo Exo

 beklebt wurden. Sieben solcher »Kopf
kissenbücher« liegen mit Hasendraht um
fasst auf dem Holzboden des  Museums, 
ergänzt durch billige Teppichstücke, die 
Bruno mit Bildern von seinem Gesicht 
und Körper überklebt hat. Anstelle der 
museumseigenen Beleuchtung nutzen wir 
die Taschenlampen der Mitarbeiter. In 
einem Raum, der auf seltsame Art sowohl 
privat als auch öffentlich ist, wird die In
neneinrichtung zu einem entscheidenden 
Element. Sie konfrontiert uns damit, In
timität und Privatsphäre mit Produkten 
herstellen zu müssen, die auf der ganzen 
Welt und für jedermann gleichermaßen 
verfügbar sind. Gleichzeitig verkehrt sich 
ihre alltägliche Bedeutung. Es geht bei 
seiner Arbeit nur um Fotografie, sage ich 
meinem Vorgesetzten am Foam.

3: Produktion
Bruno Zhu ist ein äußerst produktiver 
Künstler. 2015 schreibt er an seiner Ab
schlussarbeit, gibt mehrere Zeitschriften 
heraus, startet einen Instagram Account 
und hat noch eine weitere Ausstellung in 
seiner Heimat Portugal. Diese Ausstel
lung im Museum Serralves in Porto wird 
von seiner Mutter kuratiert, der wohl 
wichtigsten Innenraumgestalterin seiner 
Kindheit. Zusammen bauen sie ein trans
parentes Labyrinth aus Zimmer und 
Schrank türen, Fensterrahmen, Fernseh
bildschirmen und Nachttischlampen. An 
der Wand lehnen Objekte, die an aufge
rollte Teppiche erinnern: Es sind riesige, 
um Hasendraht gewickelte Drucke vom 
Gesicht  seiner Schwester, die von Mu
seumsmitarbeitern, die eingeladen wurden, 
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sie zu umarmen, in eine ›organische‹ Form 
gebracht wurden. Die ausgewählten Mö
belteile sind uns allen vertraut: homogen, 
universell – sieht sehr nach IKEA aus und 
folgt ganz dem Zweck, ein individuelles 
und persönliches Heim zu konstruieren. 
Dezentes Design in billiger Ausführung. 
Der dysfunktionale Kontext lässt den 
Raum noch unheimlicher erscheinen als 
im Foam, das ja wenigstens noch als Bi
bliothek funktioniert. In Porto bleibt nur 
noch das Gespenst eines funktionalen 

Raums übrig: geisterhaft und kaum begeh
bar, in seiner Vertrautheit entfremdend – 
das dekonstruierte Bild des Häuslichen, 
eine Konfrontation mit den vielen Ober
flächen unseres Alltags.

4: Begehren
Man muss sich Brunos wesentliche Inter
essen klarmachen: Fotografie und Mode. 
Die Popkultur bestimmt sein Erwachsen
werden. Der chinesisch aussehende Junge 
wächst auf in Viseu, einem kleinen Ort in 

Brown Table carries a Basket with Newspapers, 2015 
Image of courtesy Catarina Oliveira und João Drumond
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der Nähe von Porto. Seine Eltern sind aus 
China emigriert und haben einen Laden 
eröffnet. Seine Jugend ist voll von Gütern 
des Konsums. »Immer dazu bereit, sich 
das Neue anzueignen.« Status und Bestim
mung werden auf Dinge übertragen, die 
für jeden zu haben sind: brandneue High 
Street Mode, hochentwickelte Nokia Han
dys. Zusammen mit seinen Freunden spielt 
er Model, sie fotografieren sich gegenseitig 
in den öden Straßenzügen. »Bilder machen 
ist ein Ausdruck der gemeinsamen Zuge

hörigkeit.« Bilder begründen die Identität 
der Teenager, Bilder, die bei unzähligen 
jungen Leuten auf der ganzen Welt ihre 
Spuren hinterlassen haben: Modefotos, Fo
tos von Models, Schauspielern, Popikonen. 
Marken, Namen, Songs, Klamotten. Eine 
Art Zeitreise: Symbole, Stimmungen und 
Werte aus verschiedensten Regionen und 
Zeitaltern werden auf die eigene Playlist 
zugeschnitten.

Als Angehöriger der Mittelschicht ver
schmilzt Bruno mit Millionen seines
gleichen. Da stellt sich die Frage nach der 
 Abgrenzung. Er fragt mich, wo mein Platz 
sei in diesem farblosen Reich, und ant
wortet selbst: Die Wahl der Konsumgüter 
steuert unsere Identität, und damit wählen 
wir einen Prozess der Individuation, der 
kein Ende hat.

5: Norm
Fernsehen macht einen großen Teil von 
Brunos Leben aus. Er hat mit seiner Iden
tität als Immigrant zu kämpfen, mit einer 
Familie, die für Natur und Kreativität 
kein Verständnis aufbringt, und wird ein 
begieriger Konsument der visuellen Pop
kultur: »Es tut weh, wenn man das als 
bloße Unterhaltung abtut. Das ist etwas 
Dringliches. Popkultur ist eine Sublima
tion des Zeitgeists, mehr noch, als das bei 
der Kunst der Fall ist.« Er schwelgt vor
behaltlos in einem Medium, das zweifellos 
für viele von uns Standards setzt, das 
 bestimmt, wie das Leben auszusehen hat, 
unsere Familien, unsere Jobs, unsere 
 Liebschaften. Dennoch bleibt Bruno ein 
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Three Legged Table with Books and Glass of Water, 2015 
Image of courtesy Exo Exo
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White Table with Cake and Tea, 2015 
Image of courtesy Catarina Oliveira und João Drumond

Außenseiter, der zurechtkommen muss 
mit der Tatsache, dass er nicht wie ein 
gebürtiger Portugiese aussieht. Ein Pro
blem, das ich auch gut kenne – »wo 
kommst du her?« –, dieses Vorurteil, man 
sei ein Fremder, ein Tourist oder Auslän
der. Von dieser Andersheit umschlossen 
zu sein berührt deine Identität empfind
lich. Es öffnet einem die Augen dafür, 
was alles zur Norm gehört und was nicht, 
stellt dich vor die Wahl, ob du dich da
rauf einlassen, ja dich davon auf Dauer 
verführen lassen willst oder nicht.

6: Sehnsucht nach Zugehörigkeit
Als Teenager fängt Bruno an, die Körper 
um sich herum zu betrachten, in Fernseh
serien und Musikvideos. Wie bewegen 
sie sich, wie werden sie dargestellt, welche 
Bedeutung haben sie? Er lässt sich von 
Queerness anstecken als von etwas Un
heimlichem, einer surrealistischen Flucht, 
einem tröstlichen Melodram. »Queere 
Kunst handelt vom Scheitern. Davon, 
nichts zu verlieren zu haben. Davon, die 
Heteronormativität hinter sich zu lassen. 
Von der Umarmung der Dunkelheit. 
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Die einzige Möglichkeit zu überleben 
 besteht darin, zu brennen.« Ich stimme 
ihm zu. Vollständig. Insgeheim frage 
ich mich, woher so ein Zitat stammen 
könnte.  Bruno verwendet im Leben und 
in seiner  Arbeit gerne das Vokabular 
des Kinos: Vordergrund, Hintergrund, 
Hauptfigur, Nebenrolle. Auch das der 
Fernseh serien: die Struktur der Erzählung 
in den einzelnen Episoden; die Art und 
Weise, wie das Fernsehen uns ein anderes 
Verständnis von Raum und Zeit offeriert 
und persönlichen Beziehungen Bedeutung 
verleiht. »Wenn das gut gemacht wird, 
ist das unvergänglich«, sagt er. Für mich 
gehört das überhaupt zur Kunst. Nicht 
das Jetzt, das Heute und das Morgen, 
auch nicht das Gewesene: sondern die 
Mög lichkeit, die Alternative, die Parallele, 
der Traum. Ich denke da an die Reali
täten, die in Film und Fernsehen erzeugt 
werden, und die auch in meinem Kopf 
parallel zu meinen Alltag existieren. Viel
leicht ist Bruno ein bisschen narzisstisch 
und ich beneide ihn darum.

7: Verführung
Noch ein perfektes Zitat: »Für mich ist 
das Bild nicht einfach eine Fläche, ein 
Druck, eine Außenhaut, ein Bildschirm 
oder ein Rahmen – es ist die Ersetzung 
von Körper und Subjekt. Das bewegte 
Bild ist ein bewegter Körper. Zu konsu
mieren bedeutet, danach zu suchen, was 
dem  Körper passt oder behagt. Das Be
hagen wird ins Bild übersetzt, und das 
übersetzt sich dann in ein Selbstgefühl. 
Dass etwas gut aussieht, heißt doch: 

 Worin besteht da für dich die Anziehungs
kraft? Das ist es, was dich ausmacht.«

Im Sommer 2016 macht Bruno seinen 
Master. Die Galerie Fons Welters zeigt 
seine Abschlussarbeit. Der halberleuchtete 
weiße Kubus ist voller Vorhänge, kleiner 
Umkleidekabinen, aus denen ein myste
riöses Geflecht aus Stoffen, Textilien und 
monochromen Mustern entsteht. Auf 
die Vorhänge näht Bruno seine perfekten 
Männer: High Street Modekombinationen 
aus Hosen, Sweatern, Hemden und Jeans. 
Obwohl sie keine Gesichter haben, kann 
man sich leicht die attraktiven, sehr euro
päischen, heterosexuellen Köpfe vorstel
len, die diese Kleider noch toppen sollen. 
Der eine spielt in einer Band, ein anderer 
ist ein Skateboarder. Ethan Hawke in 
 »Before Sunrise«. Ein Gewirr unerreich
barer Lover: Typen, an die wir vor dem 
Einschlafen denken, Bruno Zhu und ich, 
in verschiedenen Teilen der Welt, zu ver
schiedenen Zeiten, zu Beginn des 21. Jahr
hunderts, irgendwo in Europa. Diese 
 imaginären Liebhaber verbinden uns lan
ge bevor wir uns begegnen oder Teil der 
Amsterdamer Kunstszene werden.

8: Fiktion 
Druck und Text sind Gefäße, um Bilder 
zu übermitteln. Bruno bereitet sie zu einer 
Kette von Situationen auf, durch die wir 
selbst ein anderer werden können. Seine 
im vorigen Jahr geschriebene Abschluss
arbeit ist eine fesselnde Lektüre. Er bittet 
uns in sein privates Leben, in die ver
borgene Welt der SchwulenDating App 
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Two Tables, 2015 
Image of courtesy Catarina Oliveira und João Drumond
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»Grindr«; als Persona offenbar das absolu
te Gegenteil jenes stilbewussten, modernen 
MujiTypen, dem wir auf Galerieeröff
nungen und in Vorlesungen zur Kunst
theorie begegnen. »Grindr« – das sind 
 zwischen anonymen Usern entstehende 
Kurzgeschichten. Erzählungen, durch
tränkt von Sehnsucht und unstillbarem 
Verlangen. Die permanente Verwirkli
chung der Identität, die unser Körper her
vorruft. Die Verletzbarkeit eines jungen 
Mannes, der in der westlichen hetero
normativen Gesellschaft versucht, zu über
leben. Ich erkenne den Zorn wieder, als 
Asiate abgestempelt zu werden, obwohl der 
überwiegende Teil unserer Identität aus 
europäischen Zeichen und Umständen 
besteht. Aber mit diesem AsienDing lässt 
sich auch gut spielen: unsere Zierlichkeit, 
unsere zerbrechlichen Körper, die flachen 
Nasen, die gelbliche Hautfarbe. Man fin
det das sexy, will es gerne knuddeln, be
herrschen, vor sich hertragen, von seiner 
To doListe streichen. Kolonialgeschichte 
verpackt als sexuelles Vergnügen. Viele 

seiner Titel, Kapitel und Bücher widmen 
sich den Songs von Adele, Beyoncé, Justin 
Bieber und anderen Idolen. Überall lauert 
die Erzählung, das Bild.

9: Regie
Als wir uns ein paar Wochen später tref
fen, geht es auch um diesen Text hier: »Ich 
möchte, dass du etwas anderes schreibst 
als so einen konventionellen kunsthistori
schen Überblick.« Ich muss lachen. Diese 
Anweisung habe ich irgendwie befolgt, 
denke ich. Aber welcher Künstler sagt so 
etwas zu einer Kuratorin? Wenn ich an 
unser Mittagessen in Amsterdam auf der 
Bank vor dem indonesischen Imbiss zu
rückdenke, frage ich mich, welchen Ein
fluss ich wohl auf sein Bild habe, und 
 welchen er auf meines.

Ich fühle mich ein bisschen manipuliert. 
Fühlt sich aber nicht schlecht an.

Zippora Elders, Kunsthistorikerin und 
 Kuratorin, Amsterdam
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Die Berliner Fotografin Jana Müller arbeitet mit ge
fundenen Fotografien und Objekten, immer mit dem 
Ziel, unerschöpfte narrative Potenziale zu aktivieren. 
Für ihre Serie »NeverEnding Story« verwendet Müller 
SchwarzWeißFotografien aus Gerichtsreportagen 
der 1950er Jahre. Darauf sind offenkundig Angeklagte 
zu sehen, die ihr Gesicht in der Armbeuge, in Mantel
aufschlägen oder hinter Zeitungen verbergen, um ihre 
 Privatsphäre zu schützen. Die Fotoreporter wiederum 
gieren danach, ihr Abbild in die Öffentlichkeit zu 
 zerren; die im Blitzgewitter geschossenen Aufnahmen 
 scheinen einer Vorverurteilung gleichzukommen. Müller 
präsentiert die Bilder fast lebensgroß, als wollte sie kein 
noch so kleines Detail unterschlagen. Da sie Herkunft 
und Kontext nicht mitliefert, ist man wie der Fotograf 
aus Antonionis Filmklassiker »Blow Up« auf den An
spielungsreichtum des Einzelbildes zurückgeworfen, um 
 dessen Erzählung zu entfalten.

Beigeordnet sind den Fotografien zwei Bodenobjekte, die 
zwischen übereinanderliegenden Glasplatten Kleidungs
stücke präsentieren, die aus der Zeit der Aufnahmen zu 
stammen scheinen. Handelt es sich um Asservate, die 
möglicherweise mit den Fotografien in Verbindung ste
hen? In jedem Fall suggerieren die Arbeiten Aufklärung 
innerhalb eines kriminalistischen Narrativs, welches je
doch für die Betrachter nicht zu fassen, geschweige denn 
vollständig aufzudecken ist. Dieses notwendige Kreisen 
der Interpretation in Unabgeschlossenheit adressiert der 
Titel – »NeverEnding Story«.

Moritz Scheper, Kurator und Kunstkritiker, Baden-Baden

*1977, Halle an der Saale, Deutschland
JANA MÜLLER



35

NeverEnding Story, 2012 (Installationsansicht)
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Ohne Titel, aus der Serie: Figur I, Figur II, 2013/14, 90 × 60 cm
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Eine androgyne, kahlrasierte Frau mit 
Nasenring porträtiert Andrzej Steinbach 
in einer Auswahl von fünfzehn Aufnah
men in ausgewaschenem SchwarzWeiß. 
Aufgenommen in einem schmucklosen 
Interieur, wird die Frau in verschiedenen 
Posen und Outfits abgelichtet, wobei 
sich zu keinem Zeitpunkt ein Rückschluss 
auf das Subjekt ergibt, wie er mit dem 
 fotografischen Porträt vermeintlich zwin
gend einhergeht. Stattdessen inszeniert 
Andrzej Steinbachs Serie »Figur I, Figur 
II«, aus der die Fotografien stammen, die 
Verweigerung von Inszenierung. Wider
spenstig macht die junge Frau sich zum 
entpersonalisierten Objekt der Kamera, 
wirft sich in Pose, weigert sich aber, diese 
mit Leben zu füllen. Pose und Haltung 
klaffen auseinander und erzeugen ein 
 eigentümliches Spannungsverhältnis. 

Der rasierte Schädel, die Springerstiefel 
und ihr abweisender Habitus verschärfen 
die Ablehnung des inszenatorischen Rah
mens. Steinbachs künstlerische Praxis 
lässt sich als Suche nach einer widerstän
digen  Ästhetik begreifen, die aus der 
 ufer losen Bildkommunikation unserer 
digi talen  Gegenwart ausbricht. Eine ein
fühlende, unkritische Rezeptionshaltung 
kann seinen Bildern gegenüber kaum 
 eingenommen werden. Die ausgewählten 
Fotogra fien veranschaulichen dies auf 
eine markante Weise, stellt doch die »Fi
gur« stellvertretend für den Fotografen 
jenes Unbehagen aus, welches er seinem 
eigenen Medium entgegenbringt.

Moritz Scheper, Kurator und Kunstkritiker, 
Baden-Baden

*1983, Czarnkow, Polen
ANDRZEJ STEINBACH
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»Entre Guillemets« lautet der Titel der hier gezeigten Serie 
des Spaniers Oriol Vilanova. Der Künstler arbeitet aus
schließlich mit gefundenen Postkarten und thematisiert 
damit in zweierlei Hinsicht das Klischee. Einerseits über 
die visuell unzweideutigen Tropen: verschneite Land
schaft, Lichtung, spanische Esel, Bananenstaude. Ande
rerseits verweist die Verdopplung auf die Druckplatte – 
französisch ›cliché‹ – und damit auf das Postkartenbild 
als Multiple. Mit dem  Nebeneinander zweier Postkarten, 
die ein identisches Motiv wiedergeben, werden die feinen 
Unterschiede  zwischen den Karten, ihre ausgeblichenen 
Farben,  Kratzer und Stempelspuren herausgestrichen.

Mit der Verbindung beider Klischees betont Vilanova 
die Reproduzierbarkeit als elementare Bewegungsform 
der Bilder. Durch den Verweis auf die Zirkulationsstruk
tur und damit die Gebrauchs und Alterungserschei
nungen sowie Farbunterschiede zwischen verschiedenen 
Drucken ein und desselben Motivs reichert er die bild
nerische Belanglosigkeit der Sujets mit Bedeutung an. 
Die einzelnen Multiples gewinnen durch ihre je singu
läre Gebrauchsgeschichte die Originalität zurück, die 
 ihnen Bildklischee und Reproduzierbarkeit eigentlich 
vorenthalten. Überdies zeigt Vilanova anhand der 
 Postkarte als analogem Vorläufer auf, wie stark heutige 
 Bilder und Bildbedeutungen von ihrer Verbreitung, 
 Zirkulation und Kontextualisierung abhängig sind.

Moritz Scheper, Kurator und Kunstkritiker, Baden-Baden

*1980, Barcelona, Spanien
ORIOL VILANOVA

Entre Guillemets, 2015
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wurde 1991 in Porto in Portugal als Sohn chinesischer Einwan
derer geboren. Er lebt und arbeitet heute in Amsterdam. Zhu 
studierte zunächst Fashion Design am Central Saint Martins 
College of Art and Design in London. Nach dem Bachelor been
dete er im Sommer 2016 am Sandberg Instituut in Amsterdam 
unter der Autorin und Kuratorin Maxine Kopsa sein Masterstu
dium of Fine Arts. Zhus Arbeiten sind in etlichen Sammlungen 
vertreten wie etwa in der EVN Collection, im Foam Photography 
Museum in Amsterdam sowie im Fotomuseum Winterthur in 
der Schweiz. Sein junges Werk war bereits an zahlreichen interna
tionalen Ausstellungsorten zu sehen, so z. B. im Zendai Zhujiajiao 
Art Museum in Shanghai und auf der 9. Berlin Biennale.

wurde 1981 in Halle an der Saale geboren. Sie hat das Fotogra
fieren von der Pike auf erlernt und begann 2002 ein Studium an 
der Hochschule für Grafik und Buchkunst in Leipzig bei Prof. 
Timm Rautert. Nach dem Diplom 2008 absolvierte Bielau zusätz
lich das Meisterschülerstudium bei Prof. Peter Piller. Während 
ihres Studiums verbrachte sie ein Jahr an der University for Art 
and Design in Helsinki. Bielau erhielt zahlreiche Preise und Aus
zeichnungen und war u. a. in Ausstellungen im Folkwang Museum 
in Essen und im Museum der bildenden Künste Leipzig vertre
ten. Ihre Projektarbeit verwirklichte sie teilweise in Hannover, 
im Rahmen des Nationalen Nachwuchsstipendiums des Kunst
vereins Hannover, sowie in Berlin, wo sie lebt und arbeitet.

LAURA BIELAU

BRUNO ZHU
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wurde 1977 in Halle an der Saale geboren. 
Auf ein Studium der Kunstgeschichte 
 folgten eine Ausbildung zur Fotografin 
und schließlich ein Studium der Foto
grafie an der Hochschule für Grafik und 
Buchkunst in Leipzig. 2006 erwarb sie 
ihr Diplom für Bildende Kunst bei Prof. 
Timm Rautert und Prof. Dieter Daniels. 
Müller ist in zahlreichen privaten und 
 öffentlichen Sammlungen vertreten, dar
unter in der fotografischen Sammlung 
des Folkwang Museum in Essen und der 
 Candida HöferStiftung in Düsseldorf. 
Zurzeit übt sie eine Lehrtätigkeit an der 
Kunsthochschule Mainz aus.

wurde 1983 im polnischen Czarnków 
 geboren. Er studierte zunächst am Natio
nal Institute of Design in Ahmedabad in 
Indien, bevor er 2013 sein Diplom an der 
Hochschule für Grafik und Buchkunst 
in Leipzig unter Prof. Heidi Specker er
warb. 2015 ergänzte er seine Ausbildung 
mit einem Master ebenfalls bei Prof. 
 Heidi Specker. Steinbach ist mit seinen 
 Werken im Fotomuseum Winterthur in 
der Schweiz, dem Sprengel Museum in 
Hannover und dem Folkwang Museum in 
Essen vertreten. Das Fotomuseum Winter
thur zeigte 2015 zudem eine Einzelaus
stellung des Künstlers. Andrzej Steinbach 
lebt und arbeitet in Berlin und Leipzig.

wurde 1980 in Barcelona geboren. Bevor 
er die künstlerische Laufbahn einschlug, 
absolvierte Vilanova 2006 ein Architek
turstudium an der University of Architec
ture in Barcelona. Seine Arbeiten wurden 
schon in zahlreichen internationalen Häu
sern gezeigt, so zum Beispiel im FUTURA 
Centre for Contemporary Art in Prag 
oder dem Palais de Tokyo in Paris, von 
welchem Vilanova außerdem ein Resi
denzstipendium erhielt. Des Weiteren hat 
er Künstlerbücher u. a. mit Christophe 
 DavietThery in Paris sowie dem Verlag 
JRP Ringier in Zürich veröffentlicht. 
Er lebt und arbeitet in Brüssel.

JANA MÜLLER ANDRZEJ STEINBACH

ORIOL VILANOVA
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AUSSTELLUNGEN 
SEIT 2006

Sascha Weidner: Beauty Remains
8. September 2006 – 10. November 2006

Helsinki School I
18. November 2006 – 12. Januar 2007

Jörg Sasse: Tableaus und frühe Arbeiten 
aus der DZ BANK Kunstsammlung
23. Januar 2007 – 23. März 2007

Jitka Hanzlová: bewohner
28. März 2007 – 25. Mai 2007

Tacita Dean: The Russian Ending
31. Mai 2007 – 3. August 2007

Jürgen Wiesner: Traum der Materie
8. August 2007 – 21. September 2007

Taryn Simon: The Innocents
26. September 2007 – 16. November 2007

Arbeitswelten
6. Februar 2008 – 18. April 2008

Freedom is just another word …
23. April 2008 – 4. Juli 2008

Klitzekleine Kinder können keinen 
Kirschkern knacken …
11. Juli 2008 – 19. September 2008

Nee, oder ?
25. September 2008 – 21. November 2008

Emanuel Raab: heimat.de
27. November 2008 – 23. Januar 2009

Robert Longo: Of Men and Monsters
24. Februar 2009 – 9. Mai 2009

gute aussichten – junge deutsche 
fotografie 2008 / 2009
16. Mai 2009 – 10. Juli 2009

Herrlich weiblich !
15. August 2009 – 31. Oktober 2009

Denk ich an Deutschland …
10. November 2009 – 9. Januar 2010

Inge Rambow: Niemandsland
20. Januar 2010 – 17. April 2010

Bella Italia !
28. April 2010 – 24. Juli 2010

gute aussichten – junge deutsche 
fotografie 2009 / 2010
30. Juni 2010 – 11. September 2010 

A Touch of Dutch
28. September 2010 – 4. Dezember 2010

American Dream
26. Januar 2011 – 2. April 2011

Herein !
14. April 2011 – 11. Juni 2011

Für Hund und Katz ist auch noch Platz
22. Juni 2011 – 24. September 2011

FAME
5. Oktober 2011 – 17. Dezember 2011

Dark Sights
27. Januar 2012 – 31. März 2012

Reich mir die Hand
13. April 2012 – 4. Juni 2012

Wir sind die anderen
16. August 2012 – 27. Oktober 2012

Religion & Riten
9. November 2012 – 26. Januar 2013

FARBE FORM FOTOGRAFIE FLÄCHE
8. Februar 2013 – 20. April 2013

Konzept: 20 Jahre 
DZ BANK  Kunstsammlung
7. Mai 2013 – 17. August 2013
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Jörg Sasse: Arbeiten am Bild
30. August 2013 – 9. November 2013

Das Fenster im Blick
20. November 2013 – 22. Februar 2014

Mannsbilder
7. März 2014 – 17. Mai 2014

Blütezeit
27. Mai 2014 – 9. August 2014

Spuren der Macht
5. September 2014 – 22. November 2014

f /12.2
2. Dezember 2014 – 7. März 2015

ROAD ATLAS
18. März 2015 – 13. Juni 2015

Die Idee der Landschaft
26. Juni 2015 – 5. September 2015

Déjà-vu in der Fotokunst
15. September 2015 – 21. November 2015

Axel Hütte: Ferne Blicke
2. Dezember 2015 – 27. Februar 2015

Sandra Kranich: BAG BANG
9. März 2016 – 28. Mai 2016

Zurück in die Zukunft der Fotografie
8. Juni 2016 – 27. August 2016

Chip vs. Chemie
9. September 2016 – 3. Dezember 2016

f /12.2
13. Dezember 2016 – 18. Februar 2017



Oriol Vilanova, Entre Guillemets, 2015
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