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Timm Rautert, Viva and Family, New York, 
Aus der Serie: New York, 1971 (Detail)
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WIR SIND DIE ANDEREN

Das Gruppenportrait hat seine Anfänge im 15. Jahrhundert. Hier jedoch 
noch nicht als eigenständiges Genre, sondern als Stiftergruppe auf Altären 
oder Bildern, die für religiöse Zwecke verwendet wurden. Je selbstbewusster 
der Bürger wurde, desto größer stellte er sich zur Schau.
 
Das erste Gruppenbild, das Menschen zusammenführte, die „[…] zur 
Durchführung bestimmter irdischer Zwecke temporär vereinigt waren“, 
(Alois Riegl, „Das holländische Gruppenportrait“, Wien 1931, S. 8) ist 
in Holland um das Jahr 1500 entstanden.

Somit sprechen wir von einer Zeit des Aufbruchs in eine bürgerliche 
Gesellschaft, was zur Folge hatte, dass das menschliche Abbild an Bedeutung 
gewann. Es wurde Ausdruck einer immer wichtiger werdenden Individua-
lität, die meist dem Geld und der Macht geschuldet war, die viele Bürger 
Hollands durch Handel erreicht hatten. Selbstbewusst und befreit von der 
Angst vor der Bewertung durch die kirchliche Obrigkeit, hat der Mensch 
zu mehr Selbstwertgefühl gefunden.

Das Individuum gewinnt an Einfluss und glaubt immer mehr, dass es sein 
Schicksal selbst in die Hand nehmen kann und nicht von Gottes Gnaden 
abhängig ist. So ist die Darstellung von realen Personen nicht mehr nur als 
das Seelische zu verstehen, sondern als individueller Körper und Ausdruck 
einer selbst geschaffenen Stellung in der Gesellschaft.

Der Titel der Ausstellung bezieht sich auf einen Satz von Arthur Rimbaud, 
der fast 400 Jahre nach dem ersten Gruppenportrait der Feder des jungen 
Franzosen entfloss und damit die Moderne einläutete. „Ich ist ein anderer“, 
schrieb der junge Dichter 1871 und stellte radikal das Subjekt in Frage.
Wir stehen am Beginn der klassischen Moderne. Der Impressionismus macht 
Furore mit Bildern, deren Farbe und Form der subjektiven Wahrnehmung 
geschuldet sind. 
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Gruppen sind zunächst Ansammlungen von Menschen, von Ichs. 
Warum sie sich sammeln, kann unterschiedliche Gründe haben. Selbst 
gewählte Gründe wie bei den Demonstrationen in Frankfurt auf den 
Fotografien von Jochem Hendricks oder auch schicksalhafte wie in den 
Familienbildern von Helga Paris oder Virxilio Viéitez. Wenn ich mir 
die drei engelsgleichen Mädchen von Helga Paris anschaue, überkommt 
mich ein Schauer. Denn das jüngste Mädchen hält ihre älteren Ge-
schwister. Fast so, als wolle sie sie vor etwas Schrecklichem bewahren. 
Sie stellt sich schützend vor sie.

Die Anordnung der Bilder in der Ausstellung folgt einem bestimmten 
Prinzip, das allerdings von Ausnahmen wimmelt, was die Dynamik des 
Themas sichtbar macht. Begonnen haben wir mit der Familie, wobei 
hier auch die Freunde, als selbst gewählte Familie, zu finden sind. Auch 
die nicht selbstgewählte Gemeinschaft in den Schulklassen von Julian 
Germain, in denen Kinder mehr Zeit als mit ihren Familien verbringen, 
haben wir diesem Bereich zugeordnet. 

Der mittlere Raum ist durchzogen von Gruppenbildern im öffentlichen 
Raum links und von ethnischen Zugehörigkeiten rechts. Hinten in 
unserem Séparée haben wir die Arbeitszusammenhänge gruppiert, die 
zum Beispiel in den Bildern von Sebastião Salgado auch unter einer 
ethnischen Zugehörigkeit zusammenzufassen sind.

Julian Germain hat Schulklassen in der ganzen Welt fotografiert. Unsere 
Auswahl zeigt zwei kubanische, zwei nigerianische, eine deutsche und 
eine niederländische Klassengemeinschaft. Zunächst fällt der Reichtum 
an Materialien in den europäischen Klassenzimmern ins Auge. Aber auch 
Zugehörigkeiten und Koalitionen unter den jungen Menschen sind 
abzulesen. 

Kurz danach kam Sigmund Freud und legte das Ich auf die Couch, um 
es zu analysieren, um das Problemhafte zu untersuchen, und doch nie ans 
Ende zu kommen.

Das Ich ist viel: das, was ich selbst wahrnehme, aber auch das, was andere 
wahrnehmen, und immer auch die Flucht aus den Erwartungen und die 
Sehnsucht danach, jemand anderes zu sein. Ein erfolgreicher Bänker oder 
ein Bohemien, ein kluger Autor oder ein Erfinder, ein Wissenschaftler, 
der ein wichtiges Teilchen entdeckt, oder eine Mutter, die ihre Kinder liebt 
und vielleicht Gutes zu tun im Stande ist. Oder einfach nur glücklich. 
Auf jeden Fall nicht sein, wer man ist. Vielleicht macht diese Bewegung 
ja auch das Streben des Menschen aus und führt unser Ich in die Ent-
wicklung.

Heute schickt sich die Hirnforschung an, die neue Leitdisziplin in der 
Wissenschaft vom Menschen zu werden. Auch mit ihr geht die Versuchung 
einher, das Ich zu entsorgen. Das Subjekt, hören wir dann, sei nur 
Resultat neuronaler Prozesse, es gebe keine Willensfreiheit. Alles, was der 
Mensch tut, sei schon in den Synapsen determiniert, ehe es getan wird. 
Das Ich sei eine Illusion.

Vor diesem Hintergrund ist die heutige Sehnsucht nach dem Authentischen, 
nach Menschen, die Bodenhaftung und Eigentümlichkeit verbinden, 
kein Zufall, und so rebelliert das Ich gegen seine Zurichtung im Käfig der 
Theorien. 

Was hat das mit dem Gruppenbild zu tun, werden Sie fragen, aber keine 
Sorge ich komme jetzt dorthin zurück.



Meine Kollegen und ich sind Mitarbeiter der DZ BANK, jeder Einzelne 
von uns gehört aber auch einer Familie an, und viele von uns einem 
Verein oder Kirchenchor. In jeder Gruppe, der wir angehören, spielen wir 
eine andere Rolle. In jeder Gruppe verändern wir die Zusammensetzung 
durch unsere Anwesenheit. Und so wird die Dynamik der Gruppe mit 
jedem, der hinzukommt oder die Gruppe verlässt, verändert. Also sind es 
vielleicht doch einzelne Energien, die sich zusammentun und in der 
Summe etwas Neues ergeben?

In unserer heutigen Zeit wird Individualität groß geschrieben, und dennoch 
suchen wir alle eine Gruppe, der wir uns zugehörig fühlen, und sei es nur 
die nationale anlässlich der Fußball-Europameisterschaft. 

Also machen wir uns auf die Suche nach Zuordnung, nach Zugehörigkeit, 
um anzukommen, irgendwann, denn: Wir sind die anderen.

» CHRISTINA LEBER
 LEITERIN DER DZ BANK KUNSTSAMMLUNG

Wolfgang Tillmans und Will McBride haben einiges gemeinsam. Sie haben 
beide für Zeitschriften gearbeitet und sich mit Jugendkultur auseinander-
gesetzt. Die Ähnlichkeit der Bildinhalte ist mir ins Auge gefallen. „Knoten-
mutter“ nennt Tillmans die in sich verknoteten Männer im Kampf. Auch 
McBride hat kämpfende Männer in Berlin vierzig Jahre zuvor abgelichtet. 

Wann immer ich das Bild von BKH Gutmann anschaue, denke ich an eine 
Flugschau. Eine Veranstaltung mit volksfestartigem Charakter, bei der die 
Menschen fasziniert in den Himmel starren. „War einmal ein Bumerang“ von 
Joachim Ringelnatz fällt mir ein, der den Menschen als Herdentier beschrieb 
und ihn noch stundenlang in den Himmel blicken lässt.

Und während ich so über die Bilder schaue und Sie mit mir, stellen sich mir 
zwei Fragen:

Erstens, ob die Bilder, die wir ausgesucht haben und zunächst für Gruppen 
hielten, überhaupt Gruppen sind, oder nicht vielleicht doch viel mehr eine 
Ansammlung von Einzelpersonen, die einander nicht kennen. Wie die Bilder der 
Händler an der Wall Street von Larry Fink oder das improvisierte Schwimm-
bad von Michel François, die Fahrzeugbauer von Timm Rautert oder die Börse 
von Andreas Gursky? 

Und zweitens stelle ich fest, dass es immer auch ein Abbild von gesellschaft-
lichen Zuständen ist. Wie die Schulklassen von Julian Germain oder die 
Jugendgangs von Helga Paris und Tobias Zielony, aber auch der Vergleich der 
Bilder in der Autoindustrie von Timm Rautert macht eine Entindividuali-
sierung deutlich, die zur Zeit in Teilen wieder aufgehoben wird, wenn nicht 
ohnehin Roboter die Arbeitsschritte übernommen haben.
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RENÉ BURRI 
 * 1933, ZÜRICH, SCHWEIZ

CLEGG & GUTTMANN 
 * 1957, DUBLIN, IRLAND, *1957, JERUSALEM, ISRAEL
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Flüchtlingslager, Marienfeld, Berlin West, Deutschland
Aus der Serie: Die Deutschen, 1961

Museum for the Workplace IV, 1995

Das geteilte Deutschland der Nachkriegsjahre übte seiner scharfen 
Kontraste wegen eine besondere Anziehung auf den Schweizer Magnum-
Fotografen René Burri aus, die sich im 1962 veröffentlichten Bildessay 

„Die Deutschen” zu einem Werk unvergleichlichen fotografischen Scharf-
sinns kondensierte. Und welche Stadt gewährte tieferen Einblick in jene 
Kontraste als Berlin? Im Sommer 1961, dem Sommer des Mauerbaus, 
ist diese Aufnahme einer Familie entstanden, die in einem Westberliner 
Flüchtlingsheim übergangsweise Unterschlupf fand. Aus dem Bild lassen 
sich beide Facetten des Flüchtlingsdaseins herauslesen: Zum einen die 
Zuversicht auf ein besseres Leben, aber auch die ungewohnte Situation, 
die Zweifel und Ängste.

Die Serie „Museum for the Workplace” entstand 1995 in Zusammenarbeit 
des New Yorker Künstlerduos Glegg & Guttmann und den Mitarbeitern 
der DZ BANK . Die Mitarbeiter wurden gebeten, persönliche Gegenstände 
mitzubringen, die dann von den Künstlern arrangiert und abgelichtet 
wurden. Diese etwas eigentümlichen Gruppenportraits haben es weniger 
auf die Abbildung von Menschen abgesehen, als vielmehr auf ihr „seelisches 
Gepäck”. Sie diskutieren die Problematik von Entfremdung, also Anony-
misierung und Individualität des Angestellten am Arbeitsplatz. Das, was 
man im Arbeitsalltag gerade nicht zeigt und auch nicht zu sehen bekommt, 
wird hier vor Ort eingebracht. Jeder einzelne Gegenstand steht für eine 
jeweils ganz persönliche Erinnerungs- und Gefühlskultur, die, so unsichtbar 
sie auch sein mag, uns dennoch tagtäglich in den langen Fluren und Büros 
begegnet.



THOMAS DRASCHAN 
 * 1967, LINZ, ÖSTERREICH

LARRY FINK 
 * 1941, BROOKLYN, NEW YORK, USA

An Ideal State, 2010 Wall Street, NYC, Aus der Serie: Broker, 1988

Thomas Draschan verfügt über ein immenses Archiv an katalogisiertem Bild-
material, das er aus Zeitschriften, Büchern, Drucksachen aller Art und vor allem 
Amateurfotos, häufig auf Flohmärkten erstanden, bezieht. Wie auch bei BKH 
Gutmann steht seine Kunst unter der Prämisse, dass die im 20. Jahrhundert entfachte 
und geradezu wuchernde Bildproduktion jemanden, der bildnerisch arbeitet, 
nicht unberührt lassen darf. Es ist geradezu die Aufgabe des Künstlers, diese
Maschinerie zu reflektieren und nach den Rückständen des Bildereinflusses im 
Menschen zu fragen. So wird auch in „An ideal State” der Mensch in einem leeren 
schwarz-weißen Speisesaal allegorisiert, an dessen Wänden sich verschiedene Szenen 
äußerster Geselligkeit, seien sie gelebt und erinnert oder phantasiert oder bloß durch 
die Lektüre einer Illustrierten memorisiert, wie in einem Traum abspielen. Der 

„Idealzustand” des Träumens ist, davon muss ausgegangen werden, von Einflüssen 
der medialen Bilderwut kontaminiert. Das bedeutet aber auch, den Titel anders 
gewendet, dass der Traum eines einzelnen Menschen nun zur Sache des Staates 
geworden ist, nennt man die Medien doch auch die vierte Staatsgewalt.

Die an der New Yorker Wall Street zwischen 1984 und 1994 entstandenen Foto-
grafien von Larry Fink zeigen, im Gegensatz zu Gurskys Distanznahme, die Börsen-
makler en detail. Vielmehr noch zeigen sie das ambivalente Ambiente eines solchen 
Marktplatzes, die Spannbreite zwischen Filmen wie Antonionis „L’eclisse” („Liebe 
1962”) und Oliver Stones „Wall Street”. Während die Aufnahme des rauchenden 
Schönlings an den reizvollen Spekulanten Piero, gespielt von Alain Delon, erinnert, 
dessen ökonomischer Erfolg auch sein Verhältnis zu Frauen dominiert, zeigen die in 
erwartungsvoller Haltung auf Bildschirme starrenden Männer und der Jubeltaumel, 
als gälte es, den siegreichen Ausgang eines Footballspiels zu feiern, den adrenalin-
geladenen Thrill des Spekulierens, worauf Stone das Augenmerk seines Publikums 
lenken wollte. Die Aufnahme der verschwommenen Telefonkabel hingegen bildet 
eine Art Synthese dieser zwei cineastischen Perspektiven auf die Börse. Sie allegori-
sieren den bekannten Satz „Erfolg macht sexy”, zum einen durch die Anspielung 
auf weibliche Haarlocken und zum andern durch die börseneigene rasche Dynamik, 
die jede Momentaufnahme durch einen Fotoapparat, noch immer ein Vehikel der 
Langsamkeit und der Stille, irritiert.
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MICHEL FRANÇOIS 
 * 1956, SAINT-TROND, BELGIEN

Ein Sprung in Kuba, 1996

Was auf den ersten Blick wie ein Freiluftbad aussieht, ist mit größter 
Wahrscheinlichkeit eines der unzähligen Hafenbecken, die von Kindern 
und Jugendlichen zu improvisierten Stadtstränden umfunktioniert 
werden, entlang der kubanischen Hauptstadt Havanna. Der springende 
Junge befindet sich nicht einfach nur in der Luft, er befindet sich gerade 
am Scheitelpunkt des Sprungs, dort, wo er für einen Moment lang schwebt, 
bevor sein Körper, von der Schwerkraft wieder in Besitz genommen, 
herabgezogen wird.Es ist ein Moment der Schwebe, den Michel François 
hier eingefangen hat. Und die Schwebe ist nicht irgendein Moment oder 
Zustand, sie ist ein fiktiver Moment, ja, sie ist vielleicht der Moment der 
Fiktion schlechthin - Stillstand und Bewegung zugleich. Dies vor dem 
Hintergrund des autoritären Regimes Kubas betrachtet, verleiht der Foto-
grafie eine politische Dimension von außerordentlicher Sprengkraft, 
da sie in ihrer fiktionalen Eigenschaft nicht nur die Hinterfragung aller 
gegebenen Doktrinen und Ideologien verkörpert, sondern damit die 
Freiheit, alles hinterfragen zu können. Solche Freiheitsdenker aber, wie 
der kürzlich unter zweifelhaften Umständen verstorbene Castro-Kritiker 
Oswaldo Payá, sind auf Kuba nicht nur frei wie ein Vogel, sie schweben 
auch nicht nur jenseits aller Gesetze, sie sind vor allem vogelfrei, vom 
Regime geächtet und verfolgt.

Doch diese tragische Nuance, die dem schwebenden Jungen innewohnt, 
entspringt nicht erst jener karibischen Insel, auf der die Aufnahme entstand. 
Nicht nur hier hat harmloses Kindertreiben politische Implikationen. 
Dieselben, und von jedem Staat mit derselben Priorität bedacht, sind ebenso 
zwischen den Tischreihen auf Julian Germains Aufnahmen von Klassen-
zimmern zu erkennen.
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JULIAN GERMAIN 
 * 1962, LONDON, ENGLAND

Escuela Primaria Angela Landa, Old Havana, Havana, Cuba.
Year 4, Dance. November 30th, 2011, Aus der Serie: Classroom Portraits, 
2004–2012, 2011

Die Fotoreihe „Classroom Portraits” des britischen Künstlers Julian 
Germain zeigt Schulklassen aller Altersstufen auf der ganzen Welt, und 
zwar nur aus öffentlichen Schulen. An dieser Einschränkung erkennt 
man leicht, dass es Germain hierbei auch um eine soziologische Studie 
ging. Privatschulen verwischen das Bild der Gesellschaft eines jeweiligen 
Landes, hingegen spiegeln die Klassenzimmer öffentlicher Schulen viel 
unmittelbarer die Gesellschaften und deren staatliche Rahmen wider.
Über seine Fotoserie sagt der Künstler selbst, sie sei vielmehr analytischer 
Natur, als dass sie Vertrautheit und Intimität vermitteln wolle. Er ziehe 
dabei das Großformat vor, 5x4 mit einer Belichtungszeit von 30 Sekunden, 
um so viele Details wie möglich einzufangen. So ließe sich auch erkennen, 
was auf der Tafel oder auf der Hand eines Schülers geschrieben steht. 
Die Großformatkamera hat darüber hinaus noch den Effekt, dass es zu 
einer engeren Interaktion zwischen den Portraitierten und dem Fotografen 
kommt. Die Unhandlichkeit des Apparats, die lange Belichtungszeit 
und die dadurch geforderte Konzentration, all das gibt dem fotografischen 
Prozess eine Bedeutung, die eine Kleinbildkamera nicht zu evozieren 
vermag.

Für seine Serie über die brasilianischen Favelas hingegen sah er sich 
gezwungen, auf das kleine Format zurückzugreifen. Da es für ihn zu 
gefährlich war, die Slums selber zu betreten, rüstete er Straßenkinder 
mit Kameras aus, um ihre Umgebung aufzunehmen. 
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ANDREAS GURSKY
 * 1955, LEIPZIG, DEUTSCHLAND

Singapur Börse II, 1997

Im Vergleich zu Larry Fink, dessen Aufnahmen von der New Yorker Börse 
ebenfalls in dieser Ausstellung vertreten sind, steht Andreas Gursky auf Distanz 
zu den Börsianern. Diese Position, als käme er von einer anderen Welt, lässt 
sich in allen seinen Bildern von Menschenansammlungen wiedererkennen. 
Seine Position eines Außenstehers wird noch unterstützt von den abgelichteten 
Menschen, die seine Anwesenheit nicht nur nicht zu bemerken scheinen, 
sondern auch völlig von ihrem jeweiligen Tun absorbiert sind. Der Fotograf 
ist nicht weniger außen vor, als es der Betrachter dieses Kunstwerks ist, als ginge 
es darum, Letzterem eine Identifizierung mit den abgebildeten Menschen 
besonders zu erschweren. Vielmehr scheint es Gursky um eine andere Identität 
zu gehen, darum, die Börsenmitarbeiter zur Deckungsgleichheit mit den Com-
putern, allen unsichtbaren Prozessen und schließlich mit der Institution des 
weltweiten Börsenhandels im Allgemeinen zu bringen. Gursky arbeitet sehr 
themenorientiert: Diese Aufnahme steht nicht nur in einer Reihe zu jenen von 
den Börsen in Chicago, Hongkong, Shanghai und Tokyo, sondern auch den 
Bildern „99 cent”, „Prada I” „Prada II” und einigen weiteren, die das Phänomen 
Globalisierung behandeln. Unter diesem Blickwinkel beginnen die Uniformen 
der Börsenmitarbeiter eine herausragende Rolle zu spielen, vergegenwärtigen 
sie doch en detail die zunehmende Uniformierung des Weltmarktes sowie der 
gesamten irdischen Gesellschaft in Zeiten der Globalisierung.
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BKH GUTMANN 
 * 1955, BUENOS AIRES, ARGENTINIEN

Die Fotoinstallation „The Wish” des Künstlers BKH Gutmann besteht 
aus einer großformatigen Farbfotografie eines schwarz-weißen Zeitungs-
bildes und mehreren kleinen weißen Bildtafeln. Das Bild hat der Künstler 
einer skandinavischen Zeitung entnommen und dann reproduziert. Die 
einzelnen Bildtafeln sind je einem der japanischen Touristen zugeordnet. 
Die Hängung der Tafeln macht deutlich, dass jeder von ihnen jeweils ein 
anderes Detail oder Element an dem Bauwerk, vor dem sie sich womöglich 
befinden, fixieren. Indes, worauf sie ihre Aufmerksamkeit richten, kann      
der Betrachter der Installation nicht erschließen, und sein Wunsch es zu 
erkennen, muss Wunsch bleiben.

Es verhält sich hierbei nicht anders als bei dem Gemälde „Die Erwartung” 
aus den 1930er Jahren von Richard Oelze, das eine Menschengruppe 
zeigt, die in eine dunkle und wolkenverhangene Landschaft schaut. 
Genauer gesagt, stellt Gutmanns Fotografie eine Umkehrung dar, steht 
die Menschengruppe im Gemälde doch mit dem Rücken zum Betrachter. 
Weder im Falle Gutmanns, noch in dem Oelzes erkennt man aber, 
worauf die Gruppe ihre Aufmerksamkeit richtet.

Gutmann, der seine Fotografien immer wieder in Installationen einbindet, 
sucht auch mit „The Wish”, angefangen beim Titel, einen räumlichen 
Dialog mit dem Betrachter aufzubauen und hervorzuheben, dass das 
Medium Fotografie nicht, wie üblicherweise angenommen wird, zwei- 
sondern, dreidimensional ist – wobei zu fragen wäre, ob der Wunsch nicht 
den Raum auf unzählige weitere Dimensionen hin erweitert. Denn klar 
ist, dass etwas offen bleibt, und damit auch offen bleibt, in wie viele weitere 
unbekannte Dimensionen das Kunstwerk expandiert, in wie viele weitere 
Öffnungen sich jenes Offene erstreckt ... The Wish, 1991
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JOCHEM HENDRICKS
 * 1959, SCHLÜCHTERN, DEUTSCHLAND

Grosskundgebung, Aus der Serie: Crime-Terror-Riots, 1976 

Bei den hier ausgestellten Arbeiten von Jochem Hendricks handelt es sich um 
fotografisches Material aus einem umfangreichen Polizeiarchiv. In Zusammenarbeit 
mit der Fotografin Magdalena Kopp, die im Zeitraum, den das Archiv umfasste, 
von 1973 bis 1985, selbst im internationalen Terrorismus aktiv war, geschah die 
Auswertung und Produktion der Negative. Hausräumungen, politische Auseinan-
dersetzungen und Demonstrationen, wie sie hier zu sehen sind, bilden nicht nur 
reichhaltiges Material für Gruppenportraits. Derartige Aktionen stellen immer auch 
ein Portrait der jeweiligen Gesellschaft und ihrer staatlichen Organisiertheit dar. 
Hendricks Arbeiten erinnern daran, welch immensen erkennungsdienstlichen Nutzen 
in Fotografie seit ihren Anfängen für die moderne Polizei steckte, ja, wie sie sie grund-
legend revolutionierte. Seither wird seitens des Staates keine Gelegenheit versäumt, 
erst recht nicht, wenn sich eine Gruppe auf das Recht der Versammlungsfreiheit 
beruft, die Überwachung seiner Bürger voranzutreiben. Was diese Aufnahmen dem 
heutigen Betrachter zu erkennen geben, ist viel komplexer, als das, was ein Beam-
tenauge 1980 darin sah.

JOHN HILLIARD 
 * 1945, LANCASTER, ENGLAND

Off Screen (No. 5), 1999

Der Betrachter der inszenierten Fotografien John Hilliards wird regelmäßig vor die 
Herausforderung gestellt, das Geschehen oder die Herstellungsweise zu entschlüsseln, da 
er nicht selten mit mehreren Spiegelungen, Verwischungen und Irritationen anderer 
Art arbeitet. Bei „Off Screen (No. 5)“ wird fast die gesamte Bildfläche von einer 
weißen aufgespannten Projektionsleinwand eingenommen und das Geschehen daneben 
bildet gleichsam den Rahmen des weißen Bildes. Während sich klassischer Weise 
das Motiv in der Mitte des Bildes und am Rand nichts befindet, haben wir es hierbei 
mit einer Umkehrung dieser Hierarchie zu tun. Zwar lässt sich anhand der gespannt 
schauenden Personen ringsherum erahnen, dass sie von irgendeiner Art des Spektakels 
angezogen sind. Mehr jedoch nicht. Die Projektionswand wird vom ersten Augenblick 
des Betrachtens zur Projektionsfläche unserer Ergänzungen, Fragen und Phantasien. 
Kunstrezeption geht immer mit Projektionen des Betrachters einher. Was man wahr- 
und aufzunehmen glaubt, dem wird eigentlich etwas hinzugesetzt und hineinge-
worfen. Der Rezipient, das Behältnis, ist streng genommen das Kunstwerk, in das 
ununterbrochen hineingedeutet und -projiziert wird.
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VILLE LENKKERI
 * 1972, OULU, FINNLAND

Authority, The Hall of Dictators, 2002

Ville Lenkkeri, eine „Abgängerin” der renommierten Helsinki School, hat sich auf 
gestellte und modellierte Realität spezialisiert. Ihre Aufnahme „Authority” zeigt 
einen Raum in einem Wachsfigurenmuseum, angefüllt mit politischen Persönlich-
keiten des 20. Jahrhunderts. Die Anwesenheit der sitzenden Museumswärterin lässt 
sich als ironisch-humorvolles Augenzwinkern verstehen – sie ist den autoritären 
Führern unterworfen. Es wird dadurch aber auch auf einen grundlegenden Aspekt 
totalitärer Regime verwiesen. Im Totalitarismus repräsentieren die politischen Führer 
ein straffes und unorganisches Reglement, erstarren gewissermaßen zu Maschinen. 
Selbst lebendig sind sie nicht menschlicher und lebendiger als diese Wachsfiguren. 
Doch dass dies von den Führern selbst gewollt ist, bringt ihre Perversion ans Licht, 
göttliche Unsterblichkeit erlangen zu wollen. Das deutlichste Beispiel innerhalb 
dieser Reihe ist wohl Fidel Castro, der sich seit langem in einem schier endlosen 
Prozess der Genesung zu befinden scheint, als ginge es nicht darum, seinen Tod 
abzuwehren, sondern die Wiederauferstehung vorzubereiten.

MARCOS LÓPEZ 
 * 1958, SANTA FE, ARGENTINIEN

Familia de sastres bolivianos. La Paz Bolivia, 2010

Mit viel Sinn für karnevalesken Humor und Satire, explosiven Farben und 
Modellen, die scheinen, einer Parodie auf die Telenovela entnommen worden zu 
sein , verbreitet der Argentinier Marcos López mit seinem „Pop Latino” das Bild 
von einem kunterbunten, genussfreudigen und vor allem absurden lateinamerikani-
schen Kontinent. Diese neuere Aufnahme einer bolivianischen Schneiderfamilie 
hingegen weicht deutlich von jenem Stil, für den er weltweit bekannt ist, ab. Alle 
Komik ist hier entwichen, man schaut aber nicht nur in seriöse Gesichter, sondern 
auch in das eine oder andere anklagende Gesicht. Der westliche Betrachter dieser 
Fotografie findet sein Spiegelbild im Hintergrund der Familie und intuiert unmittel-
bar, gegen wen sich die Anklage richtet: gegen den Gringo, den nördlichen Subkon-
tinent, der dem südlichen sprichwörtlich im Nacken sitzt. Der letzte Versuch, sich 
der Ketten dieses wirtschaftlichen Imperialismus zu entledigen, scheiterte ausge-
rechnet im bolivianischen Dschungel mit dem Tod des letzten panamerikanischen 
Befreiungskämpfers Che Guevara.
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WILL MCBRIDE
 * 1931, ST. LOUIS, MISSOURI, USA

Jungs betrunken Grünewald Berlin, 1957

Die hier ausgestellten Aufnahmen Will McBrides fallen in die ersten Jahre 
seiner Zeit in Berlin. Als amerikanischer Soldat 1953 nach Deutschland 
entsandt, um die Demokratie zu schützen, zog es ihn nach Ablauf seines 
Wehrdienstes nach Berlin, das, wie er schreibt, amerikanischer als Amerika 
war: „Hier waren die großen Ideen aufgeflaggt, Freiheit, Gerechtigkeit 
und Gleichheit, die man in Amerika selbst so viel schwerer entdeckt.”

Inmitten des Kalten Krieges und des babylonischen Sprachgewirrs der 
geteilten Stadt, betätigte sich McBride als Maler und Reportagefotograf 
für das Magazin „twen”, der Prototyp aller Teenager-Illustrierten. Zweifel-
los wurden diese ausgestellten Aufnahmen auch in ihr abgedruckt.

Die Generation der Twens der 1950er Jahre, die McBride mit Vorliebe 
in seinen Reportagen dokumentierte, darunter auch seinen eigenen Freun-
deskreis, war die erste Jugend nach der Befreiung Europas. Sie waren 
schon alt genug, um sich bewusst zu den Befreiten zu zählen, und die den 
Alltag aus CARE-Paketen, Jazz und AFN als Segen empfanden. McBrides 
Fotografien aus jener Zeit zeichnen sich besonders dadurch aus, dass aus 
ihnen hervorgeht, wie sehr für die jungen Menschen damals Freiheit noch 
körperlich spürbar war. Den Berliner Zeitgenossen der amerikanischen 
Beatniks saßen die Schrecken des Krieges noch zu sehr in den Knochen, als 
dass sie sich wie die Nachfolgejugend in ideologische Kämpfe verstrickten.
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Ohne Titel (Delhi # 08/05–26/04), „Aus der Serie: Don‘t be left behind
(Buthan – Kathmandu – Delhi – Dubai)“, 2005/2008

KLAUS METTIG 
 * 1950, BRANDENBURG, DEUTSCHLAND

Seit 2006 produzierte Klaus Mettig eine Reihe Aufnahmen in einem extremen 
Panoramaformat bei gleichzeitiger enormer Detaildichte in verschiedenen 
Millionenstädten. Sein Ansatz unterscheidet sich dabei ganz fundamental von 
jenem Gurskys. „Ich will da nicht irgendetwas entdecken und decouvrieren, 
sondern ich will eine Situation in ihrer ganzen Komplexität und Wahrhaftig-
keit beschreiben.” Die Stärke seiner Aufnahme einer Moschee in Delhi, In-
dien, liegt gerade darin, dass sie nicht auf Distanz zu dem Geschehen geht, 
sondern im Gegenteil versucht, mittendrin zu stehen. Der abgelichtete Ort 

wird für den Betrachter beinahe auch physisch spür- und erfahrbar, gerät 
er doch gleich mit mehreren Menschen im Bild in Blickkontakt. Der Ausstel-
lungsbesucher wird selbst zum Ausstellungsobjekt; Mettig verließ die Moschee 
mit dem Versprechen, die hier porträtierten Menschen eine andere Welt 
schauen lassen zu können.
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HELGA PARIS
 * 1938, GOLLNOW, POMMERN

Georgien, Aus der Serie: Georgien, 1982

Helga Paris begann ihren Werdegang als Fotografin mit der Geburt ihrer 
ersten Tochter einzig zum Zwecke, das im jungen Leben repräsentierte 
Wachsen der Familie zu dokumentieren. Von einem Freund ihres Mannes, 
dem Maler Ronald Paris, ermutigt, beginnt die Autodidaktin einen eigenen 
Blick zu entwickeln. Die Aufnahme in einer georgischen Wohnstatt spiegelt 
den sozialdokumentarischen Ansatz wider, der die Ostberliner Fotografin 
seither auf Erkundungen zu den Orten des Proletariats geführt hat. Der 
Fernseher steht für den modernen Bildkonsum, für einen Generationen-
konflikt und -zusammenschluss zugleich. Er ist das trennende und bin-
dende Bildelement zwischen der alten und der jungen Frau. Der Konflikt 
verläuft aber nicht nur horizontal, sondern auch auf der Achse zwischen 
Fernseher und Fotoapparat. Er ist der Handwerker, der kleine Arbeiter im 
Gegensatz zu dem medial potenteren und massenwirksameren Arbeiter-
staat des Fernsehens.

TIMM RAUTERT 
 * 1941, TUCHEL, DEUTSCHLAND

Porsche, Zuffenhausen (Endmontage, Blick von oben). 
Aus der Serie: Porsche AG, 1968

In einem Gespräch mit Carmen Schliebe gefragt, warum er das Thema 
„technisch geprägte Arbeitswelt” immer wieder aufs Neue untersuche, 
antwortete Rautert, er glaube, dass Arbeit die ursprüngliche Bestimmung 
des Menschen sei. Die hier ausgestellten Arbeiten Rauterts lassen einen 
Vergleich zwischen zwei verschiedenen Arbeitswelten zu: Die Fabrik und 
die Kunst. Für jene scheint charakteristisch zu sein, dass sie nahezu kom-
plett mit dem Privat- und Familienleben verschmilzt. Die Künstlerfamilie 
wird gebildet von der Schauspielerin Viva, eines von Warhols Supermodels, 
und ihrem Ehemann, dem Filmemacher Michel Auder, der seinen Arbeits-
platz im Wohnzimmer neben Wiegen und Spielzeug bezogen hat. Hingegen 
ist die Fabrik von Familie und Heim nicht nur weit entfernt und hat 
kaum Bezug zu ihnen – sie zählt darüber hinaus, seit 1968, als Rautert 
seine erste Serie über die Porsche-Werke anfertigte, kontinuierlich immer 
weniger Menschen. 
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ANDREAS ROST
 * 1966, WEIMAR, DEUTSCHLAND

ILA-Flugschau, Aus der Serie: Vergehen, 1997

Nur wenige Fotografen beherrschen das allegorische Spiel mit Spiegeln 
so sehr wie Andreas Rost. Auf den hier ausgestellten Bildern verschiede-
ner Menschenansammlungen finden sich gleich mehrere Beispiele. Die 
Aufnahme „ILA-Flugschau” zeigt eine Glaswand, auf der sich en minia-
ture eine große Masse spiegelt, während man hinter der Glaswand Rumpf 
und Beine eines Sitzenden sieht. Im Zentrum des Bildes befinden sich 
seine Schuhe, die auf dem Podium ruhen. Zwar liegt auf ihnen, dank der 
Sitzposition, wenig Gewicht. Auf den Schuhen der stehenden Menge 
hingegen schon. Durch Vermittlung dieser Schuhe wird die ganze Mühe 
der Stehenden gebündelt versinnbildlicht.

Vermutlich wurde die Aufschrift „FICKEN” zwecks besserer Lesbarkeit 
maschinell und nicht handschriftlich gefertigt; genau diese Lettern aber 
versprühen eine Anonymität und eine Distanz zu dem geforderten oder 
gewünschten Akt, der alles andere als Distanz benötigt. Das Spiegelbild 
des Schildes ist die nackte tanzende Frau. Es ist schwer zu deuten, ob 
ihr Blick von einer drogeninduzierten Trance oder von sexueller Begierde 
getränkt ist. Schilderträger und sie könnten gut zusammenpassen. Doch 
die Distanz, die das Schild verkörpert, hält auch die Menge seltsamer-
weise auch zu dem Frauenleib ein. Es braucht wohl zum Liebesspiel ganz 
andere Komponenten als plumpe Nacktheit und den Schlachtruf F***.
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SEBASTIÃO SALGADO 
 * 1944, AIMORÉS, BRASILIEN

In der Goldmine Serra Pelada. Bundesstaat Pará. Brasilien, Uncertain Grace, 1986

Die Fotoserie von Sebastião Salgado über die Goldmine Serra Pelada, 
aus der wir hier zwei Bilder ausstellen, hat sowohl die Mine als auch 
den Fotografen weltweit bekannt gemacht. In der Mine herrschten für 
das Jahr 1986 unvorstellbare, fast archaische Arbeitsmethoden. Manche 
Arbeiter scheinen nichts als Lendenschurze zu tragen, nicht anders 
waren wohl die Arbeiter beim Bau der Pyramiden gekleidet. Hinzu 
kommen die handgefertigten Leitern, auf denen die Hilfsarbeiter die 
30 kg-schweren, mit Erde gefüllten Säcke aus dem Krater tragen. 
Und die Grube selbst wurde keineswegs durch Maschinen ausgehoben, 
sondern allein mit Spitzhacken und Schaufeln. Der etwas makabre 
Eindruck, man hätte es angesichts der perspektivischen Verkleinerung 
der Menschen hier mit einem emsigen Ameisenvölkchen zu tun, ist 
vielleicht gezielt angestrebt: im Jargon der Minenarbeiter hießen die 
Hilfsarbeiter tatsächlich „formigas”, dt. Ameisen. 
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OTTO SNOEK 
 * 1966, ROTTERDAM, NIEDERLANDE

Biddinghuizen, Mysteryland, Brainmachine, 2001

Otto Snoeks Geburtsstadt Rotterdam, eine traditionelle Hafenstadt mit einer 
breiten Arbeiterklasse, hat nichts mehr zu tun mit dem Rotterdam, wie es seit 
Beginn der 1990er Jahre ist. Neben dem stetigen Zuwachs an Migranten und 
dem ebenso stetigen Umbau, waren es vor allem die Veränderungen des öf-
fentlichen Raums durch den Freizeitkommerz, die Snoek 1992 zur Fotografie 
bewegten. In der Hoffnung, die Stadt neu zu beleben, ernannte sich Rotter-
dam selbst zu der Stadt der Festivals. Snoeks Stil ist dem Martin Parrs nicht 
unähnlich, doch ist sein Augenmerk ein allgemeineres. Ihm geht es nicht nur 
konkret um das Verhalten partylustiger und amüsementsüchtiger Holländer, 
um die umweltlichen Folgen, die Müllberge von Pappbechern und Pommes-
teller und die damit einhergehenden körperlichen Verformungen. Snoeks 
Fotografien synthetisieren immer niederländische Sozialkritik mit einer großen 
Dosis Humor und akkurater Beobachtung menschlichen Verhaltens.
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DANIEL SCHUMANN
 * 1981, DUISBURG, DEUTSCHLAND

Familie Tastekin, Tibelya, 
Aus der Serie: Prinzessinnen und Fussballhelden, 2010

Unter dem Titel „Unvorstellbares Glück. Eltern empfinden schwerstbehinderte 
Kinder als bereichernd” informierte die Süddeutsche Zeitung (24.7.2012) ihre Leser 
auf der erste Seite über eine neue Studie, derzufolge 97 Prozent der Eltern von 
behinderten Kindern nicht nur angaben, selbst ein erfülltes Leben zu führen, sondern 
auch, dass die Existenz des Kindes das Familienleben bereichere. Die Familienpor-
traits aus Daniel Schumanns Langzeitprojekt „Prinzessinnen und Fußballhelden” 
weisen in diese Richtung. Alle von ihm abgelichteten Familien haben in ihrer Mitte 
ein Kind mit einer lebensbedrohlichen Krankheit. Doch was sich zeigt, sind souve-
räne Blicke, Mimiken und Haltungen – kein Leid, sondern Stärke und Zusammen-
halt. Nachdem sich Schumann in einem früheren Projekt dem Antlitz des Todes 
selbst gestellt hat, indem er Portraits von kürzlich Verstorbenen machte, geht es ihm 
hierbei um die Frage, wie Menschen damit umgehen, dass der Tod ständig und 
unmittelbar unter ihnen ist. Er untersucht damit einen konstanten Vorwurf, der sich 
an unsere Gesellschaft richtet, denjenigen nämlich, dass der Tod immer weiter aus 
der Familienmitte hinaus in Krankenhäuser und Altersheime gedrängt wird. 
Gewiss haben wir unsere Rituale, um uns von den Toten zu verabschieden. Doch 
wie begrüßt und begegnet man jemandem, der todkrank ist? 
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ANNELIES ŠTRBA
 * 1947, ZUG, SCHWEIZ

Linda mit Sonja und Samuel-Maria, 1994

Annelies Štrba signiert ihre Fotografien mit einem selten so schönen 
Stilmittel, der Unschärfe. Und Beat Wismer redet zurecht von einer 

„Präzision der Unschärfe”, wenn die Motive aus der Fotografin Familien-
leben ihre Eindringlichkeit und Kraft genau diesem Mittel verdanken. 
Die Aufnahme ihrer zwei Töchter samt des Enkelkinds hat die Farbigkeit 
einer weit zurückliegenden, zu einem Gemälde geronnenen Kindheits-
erinnerung.

Ihre Stärke liegt aber nicht nur in der beim Betrachter ausgelösten Ver-
trautheit, sondern, wie in diesem Bild, auch in dem Verweis auf biblische 
Szenarien. Štrba macht einmal deutlich, wie stark Familienbilder sowie 
das Bild der Familie allgemein vom Christentum geprägt wurden.
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GUY TILLIM 
 * 1966, ROTTERDAM, NIEDERLANDE

Athénée Royal High School, Lubumbashi, DR Congo, 
Aus der Serie: Avenue Patrice Lumumba, 2007

Guy Tillim begann als Reportagefotograf, entschied sich jedoch bald gegen diese 
Praxis: Fotojournalismus neige dazu, ein falsches Drama zu erzeugen, sagt Tillim. 
Stattdessen konzentrierte er sich in den letzten zehn Jahren vor allem auf die 
Hinterfragung dieser so hybriden Identität des afrikanischen Kontinents. Auf der 
hier ausgestellten Arbeit, die in einer High School in Lubumbashi, Kongo, entstand, 
lastet das erschütternde Schicksal des ersten Premierministers und Autodidakten 
Patrice Lumumba. Der belgische Kolonialherr hatte die afrikanische Bevölkerung 
im Kongo gezielt ungebildet gelassen. Die Kongolesen hatten den Status von Last-
tieren für die Rohstoff gewinnende Industrie, die den immensen Mineralienreich-
tum und andere natürliche Schätze des Landes, die sich besonders in der Region 
um Lubumbashi befinden, plünderte. Allein die Tatsache, die Existenz einer weiter-
führenden Schule für Kongolesen könnte also für einen Wandel sprechen. Doch die 
Fotografie zeigt auch eine Abwärtsdynamik, erzeugt von den zwei sich bückenden, 
das Bild flankierenden Figuren, die im Gegensatz zu den vertikalen Streben im 
Gemäuer und den aufrechten Männern stehen. 
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WOLFGANG TILLMANS
 * 1968, REMSCHEID, DEUTSCHLAND

Charakteristisch für Wolfgang Tillmans’ Aufnahme der jungen Menschen 
auf der Treppe ist, dass es mehrere Punkte der Aufmerksamkeit zeigt. 
Während der Lächelnde in der Mitte mit seinem Knie beschäftigt ist, scheint 
diese Beschäftigung wiederum alle um ihn herum anzuziehen. Der blonde 
Junge im Vordergrund indes weicht der Szenerie völlig aus und fixiert einen 
Punkt außerhalb des Bildraums, der durch dessen verlorenen Blick durch-
brochen und nach außen hin geöffnet wird. Der Kunsthistoriker Alois Riegl 
hat zwei Typen des Gruppenportraits unterschieden, das italienische und 
das niederländische. Während dieses immer die Subordination aller Figuren 
unter eine Handlung verlangt, zeugt der niederländische Typ von mehr Freiheit. 
Darin dürfen die Personen auch verschiedenen Tätigkeiten nachgehen, wie 
in diesem Bild Tillmans, wenn hier auch nur nicht eigentlich von Tätigkeiten 
die Rede sein kann.

In gewisser Weise ähneln die Jugendlichen Tillmans den „Elevator Girls” von 
Yanagi. Und das nicht nur wegen der funktionalen Verwandtschaft zwischen 
Treppe und Aufzug. Wie jene unterliegen auch sie einem spezifischen Kleidungs-
code. Sie sind ebenso Modelle im Sinne ihres modischen Gebahrens wie die 
japanischen Aufzugsmädchen in ihren Uniformen.
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Group on Chelsea staircase, 1993
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VIRXILIO VIÉITEZ
 * 1930 – 2008, FORCAREI, SPANIEN

Die meisten glauben, dass sich die interessantesten fotografischen 
Arbeiten in den wichtigsten Studios großer Städte finden, und vergessen 
dabei gänzlich die Fotografen in Kleinstädten und Dörfern. Virxilio 
Viéitez, geboren in Galizien, war ein Gesellschaftsfotograf ohne jeglichen 
Schulabschluss. Mit 18 Jahren verließ er seine Heimat und arbeitete für 
eine Seilbahngesellschaft in den Pyrenäen, wo er von einem Mitarbeiter 
die Technik erlernte. Bald darauf begann er ein kleines Nebengeschäft, 
indem er Portraits von den anderen Bauarbeitern an sie verkaufte.
Zurück in Galizien führte er sein eigenes Fotostudio. Aus dieser Zeit 
stammen auch die hier ausgestellten Arbeiten. Ganz im Sinne des 
Sprichworts „Man ist, was man isst”, transportieren Viéitez’ Fotografien  
somit den Titel dieser Ausstellung „Wir sind die anderen”. Die von ihm 
gemachten Aufnahmen entstanden nicht selten mit der Absicht, den 
nach Amerika ausgewanderten Verwandten ein Bild des Dankes für die 
übermittelten Geldmittel zu schicken. Viéitez indes gelingt es, diese 
Aufnahmen mittels einer Kunstfertigkeit und einem Kompositionstalent, 
die sich in seinem Metier selten finden, ihrem zweckgebundenen und 
dokumentarhistorischen Charakter zu entheben. So dienen die Pflanzen-
ständer einerseits dazu, das Bild zu füllen, andererseits versinnbildlichen 
sie aber auch die jungen Frauen in der Blüte ihres Lebens.
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Barro de Arén, Aus der Serie: Album, circa 1959
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MIWA YANAGI
 * 1967, KOBE, JAPAN

Elevator Girl House 3F, 1998

Die Serie „Elevator Girls” der japanischen Künstlerin Miwa Yanagi zeigt   
junge japanische  Frauen in synthetischen futuristischen Architekturen,                 
deren Sinn und Zweck sich nicht recht erschließen lässt. Nicht anders verhält 
es sich bei dieser Aufnahme, die die Girls an einer Art von Brunnen, an                 
dessen Innenwänden ein transparentes Schuhregal angebracht ist, zeigt. 
Sie tragen alle das gleiche blaue Kostüm, den gleichen Hut, eine gestärkte 
weiße Schleife vor der Brust und weiße Handschuhe. Jenseits der Glas-
scheiben hinter ihnen scheinen sich größere Blumenfelder zu erstrecken. Mit 
der Gegenüberstellung der jungen Frauen und der Blumen, die sich übrigens 
leitmotivisch durch die gesamte Serie zieht, verweist die Künstlerin kritisch 
auf die Austauschbarkeit, die Möglichkeit der Züchtung und den Gegenstands-
charakter der „Girls” innerhalb der japanischen Gesellschaft. 
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TOBIAS ZIELONY
 * 1973, WUPPERTAL, DEUTSCHLAND

Renault 19, Aus der Serie: Quartiers Nord, 2003

Zwar hat Tobias Zielony in England Dokumentarfotografie studiert, geht 
jedoch in seinen Arbeiten über Jugendliche rund um den Erdball bewusst einen 
anderen Weg. Ihm ist daran gelegen „nicht immer diesen Blick von oben und 
die Produktion der Opferrollen zu wiederholen” (CameraAustria, 114/2011). 
Anders als in der Reportagefotografie reproduzieren seine Portraits jugendlicher 
Gruppen keine Klischées. In Marseille brennt kein Auto, die Gangs in Kanada 
tragen keine Waffen. Zielonys Gruppen- und Einzelportraits entstehen erst dann, 
nachdem er mehrere Tage mit den Jugendlichen verbracht hat. Im Gegensatz 
zu Gursky setzt er gezielt auf Nähe und nicht auf Distanz zu den portraitierten 
Menschen. So wirkt auch die Aufnahme „Renault 19” mehr wie ein gemüt-
licher Plausch unter Freunden, dem der Fotograf nicht als unbeteiligter und 
distanzierter Beobachter beiwohnt, sondern ebenfalls als Freund.
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AUSSTELLUNGEN SEIT 2006

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

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

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

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

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

Jürgen Wiesner: Traum der Materie
08. August 2007 bis 21. September 2007

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

Arbeitswelten
06. Februar 2008 bis 18. April 2008

Freedom is just another word ...
23. April 2008 bis 04. Juli 2008

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

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

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

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

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

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

Denk ich an Deutschland ...
10. November 2009 bis 09. Januar 2010

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

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

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

A Touch of Dutch
28. September 2010 bis 04. Dezember 2010

American Dream
26. Januar 2011 bis 02. April 2011

Herein!
14. April 2011 bis 11. Juni 2011

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

FAME
5. Oktober 2011 bis 17. Dezember 2011

Dark Sights
27. Januar 2012 bis 31. März 2012

Reich mir die Hand
13. April 2012 bis 04. Juni 2012

Wir sind die anderen
16. August 2012 bis 27. Oktober 2012
Inge Rambow: Niemandsland
Inge Rambow: Niemandsland
20. Januar 2010 bis 17. April 2010
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