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PHOTOGRAPHIC
SCULPTURES
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Erwin Wurm begann in den 1980er- und 1990er-
Jahren, das Konzept der Skulptur neu zu den-
ken. Ausgehend von der Frage wie zeitgenössi-
sche Bildhauerei aussehen kann, sezierte er die 
Grundparameter des klassischen Skulpturen-
begri�s, wie Masse, Volumen, Zeit und Oberflä-
che, ebenso wie Konzepte der (Post-)Moderne, 
wie das Readymade oder die Konzeptkunst. 
Alltägliche und gewöhnliche Objekte sowie der 
menschliche Körper selbst dienten als Mate-
rial, das auf Eignung und Formbarkeit getestet 
wurde. Wurms ironische Dekonstruktion kunst-
historischer Gewissheiten führte schließlich zu 
einer Au�assung von Skulptur, die Temporäres, 
Ephemeres sowie Performatives einschließt.
	 Medien wie Fotografie und Video spielen 
eine wesentliche Rolle in Erwin Wurms �uvre, 
weil sie sich eignen, ebendiesen prozessha�en 
Charakter seiner �skulpturalen Handlungen� 
festzuhalten und mitunter wieder in das Objekt-
ha�e zu überführen. Folgerichtig bezeichnet 
der Künstler seine fotografischen Arbeiten 
auch als �Photographic Sculptures�. Neben 
dem dokumentarischen Wert und dem Vorteil 
der Reproduzierbarkeit, der ihm erlaubt, Motive 
neu zu sortieren oder wiederaufzunehmen und 
neu zu interpretieren, sind Fotografie und Film 
vor allem in seinen frühen Arbeiten integrale 
Bestandteile jener Werke, die sich mit der Qua-
lität von Zeit bzw. Dauer in Bezug auf Skulptur 
auseinandersetzen. 
	 Die frühen Arbeiten Erwin Wurms kreisen 
um den Nullpunkt der Skulptur; sie beschä�i-
gen sich mit Fragen wie: Was ist Bildhauerei? 
Und was ist das Minimum an Eigenscha�en, 
das etwas haben muss, um als skulpturales 
Werk zu gelten? Fotografie bzw. Video spielen 

in dieser Werkphase vor allem deshalb eine be-
deutende Rolle, weil Objekte eine untergeord-
nete spielen. In Wurms Serie Dust Sculptures  
ist es das vermeintlich indexikalische Fehlen 
von Staub auf Tischen, Stühlen, Podesten oder 
auf der Straße, das auf ein Objekt schließen 
lässt, das sich dort befunden haben muss. Das 
Werk ist nicht ein Objekt, sondern der Staub 
bzw. das Bild des Staubs, der das Vorhanden-
sein eines Objekts suggeriert. Ebenso minima-
listisch sind die frühen Arbeiten Still oder Fabio 
Sleeping. Der Künstler verzichtet auf die (Ab-)
Formung eines Körpers und konzentriert sich 
sta�dessen auf den Aspekt der Dauer. Wenn 
der Körper selbst das Material ist, wie lange 
muss er statisch in einer Pose verharren, um 
das Werk als Skulptur zu begreifen?
	 Erwin Wurm charakterisiert sein Früh-
werk wie folgt: �Ich habe mich auf zwei Dinge 
fokussiert: den Begri� des Skulpturalen vo-
ranzutreiben, indem ich mit den Parametern 
Hülle, Masse, Haut, Volumen, Zeit viel probiert 
habe; und Themen und Gegenstände aus mei-
ner Gegenwart dafür zu verwenden.� In den 
1980er- und 90er-Jahren setzt er sich inten-
siv mit der Entstehung plastischer Qualitäten 
durch einfachste alltägliche Handlungen oder 
Motive auseinander, die er aus ihrem Kontext 
herauslöst und in den Kunstkontext überführt. 
Kleidungsstücke, in ihrer Funktion als elasti-
sche Hülle und Begrenzung des Körpers nach 
außen, spielen in dieser Zeit eine zentrale Rolle 
in seinen Experimenten. Die Arbeit 13 Pullover  
beschä�igt sich mit dem alltäglichen Vorgang 
des Anziehens, der Aussehen und Volumen 
eines Körpers verändert. Die Videokamera ist 
das Mi�el der Wahl, um mit der immer gleichen 

 AUTORIN 
Michaela Seiser 
ist Kuratorin und 
leitet die Abteilung 
Kuratierung bei der 
OÖ Landes-Kultur 
GmbH. 

� Die Ausstellung 
Photographic Sculptures 
von Erwin Wurm ist noch 
bis 07.09.2025

	 im FC zu sehen. 
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Einstellung, den Prozess der Ver-
änderung zu dokumentieren und auf 
ihre skulpturale Wirkung zu testen. 
Die Arbeit 59 Positions knüp� an 13 
Pullover an, im Mi�elpunkt steht dies-
mal allerdings nicht der Prozess der 
Verformung, sondern das Ergebnis. 
Menschliche Körper verharren in teils 
absurden Haltungen, eingezwängt 
in Kleidungsstücke und gewinnen 
dadurch eine abstrakte plastische 
Qualität. Spätestens in der Palmers-
Serie, - einer Reihe von Fotografien, 
die ursprünglich als Werbe-Sujet für 
Palmers geplant waren, vom Konzern 
dann aber für die Kampagne abge-
lehnt wurden - wird klar, dass Wurm 
durch die dysfunktionale Verwen-
dung und die daraus resultierenden 
merkwürdigen Posen des in diesem 
Fall weiblichen Körpers auch ironisch 
auf die soziale Funktion von Kleidung 
als �Verkleidung�, Schönheits-, Sta-
tus- und Zugehörigkeitssymbol an-
spielt. 
	 Zu Wurms bekanntesten Werk-
gruppen zählen die One Minute 
Sculptures. Mi�els Handlungsanwei-
sungen in schri�licher oder zeichneri-
scher Form animiert der Künstler die 
Betrachter:innen, selbst für kurze Zeit 
zum Kunstwerk zu werden. Balancie-
ren auf Orangen, sich Büromateriali-
en in Augen, Mund und Nase stecken 
oder �fliegen� auf einem Besen � die 

Anweisungen beinhalten meist eine 
ungewöhnliche Interaktion mit ge-
wöhnlichen Gegenständen. Diese 
absurde, manchmal groteske Hand-
lung katapultiert sowohl Akteur:in als 
auch Gegenstand aus dem Kontext 
der Alltagswelt und stellt sie in einen 
neuen Bezug zueinander. Die Doku-
mentation der temporären skulptu-
ralen Handlung ist Teil des Konzepts. 
1997 wurden erstmals One Minute 
Sculptures im Bremer Künstlerhaus 
ausgestellt. Erwin Wurm reiste mit 
einer Video- und einer Fotokamera 
nach Bremen und entwickelte seine 
ersten Arbeiten dieser Werkgruppe 
mit Alltagsgegenständen aus der 
Galerie, beteiligt waren der damalige 
Direktor Horst Griese und seine Mit-
arbeiter:innen. Ausgestellt wurden 
schließlich eine Serie von Fotogra-
fien und ein Video, das Erwin Wurm 
selbst bei der Ausführung seiner 
Handlungsanweisungen zeigt. „Bei 
jeder One Minute Sculpture gibt es 
einen Akteur oder eine Akteurin, den 
oder die ich mit einem Gegenstand 
in paradoxer Weise zusammenführe 
und kurzfristig einfriere. Zu Beginn 
hat mich dabei besonders die Frage 
nach der Autorenscha� beschä�igt. 
Später kamen Fragen zum Verhältnis 
zwischen Objekt und Subjekt hinzu.“  
sagt der Künstler.  
	 Die Ausstellung im Francisco 
Carolinum zeigt einen Querschni� 
aus Erwin Wurms selten gezeigten 
frühen fotografischen und filmischen 
Werken. Diese geben Einblick in jene 
grundlegenden Überlegungen zum 
Skulpturenbegri�, die in seinen be-
rühmten großformatigen Skulpturen 
wie Fat Car oder Narrow House und 
in seinen aktuellen keramischen  
Arbeiten weitergeführt werden, die 
derzeit im Marmorschlössl, dem Kai-
serpark und den Kaiserlichen Stallun-
gen in Bad Ischl sowie in der Gmund-
ner Keramik zu sehen sind. 
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FRAGMENTE 
DES 

ERINNERNS

Anna Breit, geboren 1991, ist eine in Wien le-
bende Fotografin, deren Arbeiten sich an 
der Schni�stelle von dokumentarischer, an-
gewandter und künstlerischer Fotografie be-
wegen. Ihre Arbeitsweise zeichnet sich durch 
eine tiefgehende Auseinandersetzung mit 
zwischenmenschlichen Beziehungen aus, die 
sie mit präzisem Blick und großer Sensibilität 
einfängt. Häufig rückt sie Personen aus ihrem 
unmi�elbaren Umfeld ins Zentrum ihrer Werke, 
wodurch eine intime Reflexion über Nähe, Iden-
tität und Verbundenheit entsteht. 
	 Diese fotografische Herangehensweise 
zeigt sich besonders eindrücklich in der Serie 
Teens (in their rooms), die zwischen 2019 und 
2021 entstand und einen wichtigen Abschni� 
in ihrem bisherigen Werk darstellte. In dieser 
Arbeit porträtierte sie Jugendliche im Alter von 
13 bis 19 Jahren in ihren persönlichen Räumen 
� den Schlafzimmern. Diese Räume dienen 
als Rückzugsorte und Spiegel der individuel-
len Persönlichkeiten der Jugendlichen. Ihre 
Modelle fand Breit über soziale Medien oder 
auf der Straße und schuf mit ihrer analogen 
Fotografie intime Porträts, die die Vielfalt und 
Einzigartigkeit dieser Lebensphase einfangen. 
Die Verwendung von hartem Blitz und die Nähe 
zu den Porträtierten erzeugen eine besondere 
Intensität und Authentizität. Das gleichnamige 
Fotobuch verö�entlichte Breit im April 2021 
im Fotohof Verlag. Das Buch beginnt mit dem 
Zitat �The Kids Are United�, einem Kommentar 

zur Gegenkultur und einer Anspielung auf die 
Jugend der Fotografin selbst. 
	 Drei Jahre später erscheint mit Look 
Book – 01 ein weiterer Bildband von Anna Breit, 
der einen Einblick in ein zentrales Spannungs-
feld ihres fotografischen Scha�ens erlaubt: 
jenes zwischen Au�ragsarbeit und künstleri-
scher Fotografie. Die Publikation versammelt 
über 100 Porträts, aufgenommen zwischen 
2018 und 2024, die allesamt im Rahmen von 
Mode- und Editorialproduktionen entstanden 
sind, jedoch bewusst aus ihrem ursprünglichen 
Kontext gelöst wurden. Die Bilder stammen aus 
einem umfangreichen Archiv analoger Nega-
tivfilme � einem Fundus, den die Künstlerin zur 
Grundlage für eine freie, experimentelle Ausein-
andersetzung mit dem Porträt macht.
	 Im Rahmen ihrer aktuellen und ersten ins-
titutionellen Ausstellung These days I think a lot 
about the days that I forgot, die zurzeit im Fran-
cisco Carolinum in Linz zu sehen ist, präsentiert 
Anna Breit eine vielschichtige fotografische 
Arbeit, die als Porträt dreier Frauen und Gene-
rationen gelesen werden kann: ihrer Großmut-
ter, ihrer Mu�er und von ihr selbst. Ausgehend 
von ihrer eigenen Kindheit erforscht die Künst-
lerin die bewusste Gestaltung und Reflexion 
von Erinnerungen. Mit den Mi�eln der Foto-
grafie scha� sie Momente mit ihrer Mu�er, die 
nicht nur erlebt, sondern als Bilder scheinbar 
für die Ewigkeit bewahrt werden. 

8 SHOT

SHOT

 AUTORIN 
Maria Venzl ist 
Kuratorin für 
zeitgenössische 
Kunst bei der OÖ 
Landes-Kultur 
GmbH. 

� Die Ausstellung These days 
I think a lot about the days 
that I forgot  von Anna Breit ist 
noch bis 27.07.2025 im FC 

	 zu sehen. 
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	 Ein besonderer Fokus liegt dabei auf Gesten und Textilien � diese spie-
len in ihrer Familie eine zentrale Rolle. Textilien finden sich sowohl bei ihrer 
Großmu�er als auch bei ihrer Mu�er, die als Schneiderin tätig war und in ihrer 
eigenen Werksta� Kleidung anfertigte. Viele dieser Textilien finden sich nicht 
nur in der aktuellen Ausstellung wieder, sondern sind ebenso o� Teil von Anna 
Breits Modeshootings. 
	 In der Ausstellung kombiniert sie Archivfotos aus Familienalben mit neu 
entstandenen, analogen Aufnahmen und verwischt so die Grenze zwischen 
Vergangenheit und Gegenwart. Anna Breits Arbeit wird so zu einem berüh-
renden fotografischen Liebesbrief an ihre Mu�er und Großmu�er, der Fragen 
nach Vergänglichkeit, Sterblichkeit und der Natur von Erinnerungen aufwir�. 
Es entsteht eine intime Hommage, in der die Grenzen zwischen Zeit und Erin-
nerung, zwischen Archivmaterial und neuen Fotografien sich untrennbar mit-
einander verweben � ein poetisches Echo, das sowohl im gelebten Moment 
als auch in den Bildern nachhallt. 
	 Die überwiegend aus Fotografien bestehende Ausstellung wird durch 
Videos, eine Installation sowie eine Soundarbeit ergänzt. Letztere entstand 
in Zusammenarbeit mit dem Musiker Robert Schwarz. ˜hnlich wie bei den 
Archivfotos greifen die Künstlerin und Schwarz auf bekannte Lieder zurück, 
welche als Grundlage für das Werk dienen. Originale wurden abstrahiert, 
reduziert und verzerrt, sodass sie Vertrautes erahnen lassen, ohne es direkt 
erkennbar zu machen. Diese Fragmente von Liedern finden sich in einer Ins-
tallation aus Sto�bahnen wieder, die einen intimen Raum scha�en. 
	 Dieses Spiel mit Andeutungen spiegelt sich auch in der Verarbeitung 
der Textilien wider: Die verwendeten Sto�e, mit ihren teils verschwommenen 
Mustern, nehmen Bezug auf die ausgestellten Fotografien. Sie verdeutlichen 
die Ungenauigkeit von Erinnerungen und verleihen der Ausstellung eine zu-
sätzliche poetische Ebene. 
	 Breit reiht sich mit dieser künstlerischen Strategie, aus dem Persönli-
chen eine universelle Sprache zu scha�en, in eine von Fotografinnen wie Nan 
Goldin geprägte Tradition ein. Breit macht, wie Goldin, ihr eigenes Leben zum 
Ausgangspunkt ihrer Arbeit. Während Goldins Bilder jedoch o� von Schmerz, 
Begehren und Überleben geprägt sind, konzentriert sich Breits Arbeit auf lei-
se, intime Gesten und die Scha�ung von Nähe. Ihr Blick ist tief empathisch, 
weniger exzessiv � eine Art des �femininen Archivierens�, die nicht dokumen-
tiert, sondern nachspürt.
	 Die Arbeiten von Anna Breit wurden bereits in einer Vielzahl renommierter 
Institutionen und Ausstellungshäuser national und international präsentiert. 

10 SHOT
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So waren ihre Fotografien unter anderem im 
WestLicht � Schauplatz für Fotografie in Wien zu 
sehen auch im Museum der Arbeit in Hamburg, 
sowie im Fotohof Salzburg. Ebenfalls waren 
Arbeiten von ihr an der Visage d�Europe in Paris 
und bei Fotomessen wie der Unseen Amster-
dam zu sehen.
	 Neben ihrer Ausstellungstätigkeit ist 
Anna Breit auch in zahlreichen Print- und On-
linepublikationen vertreten wie der Vogue, der 

niederländischen Tageszeitung Volkskrant so-
wie auf der Pla�form Der Greif. Außerdem hat 
sie mehrfach Coverstories für Schaufenster 
und Rondo fotografiert.
	 Darüber hinaus engagiert sich Anna 
Breit auch in der vermi�elnden und lehrenden 
Praxis. Als Gastdozentin ist sie regelmäßig an 
verschiedenen Hochschulen und Universitäten 
wie der ABK Stu�gart oder der Kunstuniversi-
tät Linz, tätig.

11FRANCISCO CAROLINUM
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„Stell dir vor, du bist im Urlaub, du 
schaust aufs Meer. Und dann setzt 
sich plötzlich ein Vogel auf dei -
nen Tisch und schaut dich an. So 
eine Wirkung erzeugen, das muss 
auch eine Installation oder ein Bild 
können.“ 

(Marius Glauer) 

� �Die Ausstellung Wait a 
Minute von Marius Glauer 

	 ist noch bis 27.07.2025 im 
	 FC zu sehen. 

 AUTORIN 
Susanne 
Watzenboeck 
ist Kuratorin für 
zeitgenössische 
Kunst bei der 
OÖ Landes-Kultur 
GmbH. 

A
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Wait a Minute 
Mit Wait a Minute  präsentiert das Francisco Carolinum Linz die 
erste Museumsausstellung des deutsch-norwegischen Künstlers 
Marius Glauer. Glauer arbeitet im Grenzbereich zwischen Foto-
grafie, Installation und Skulptur. Seine rätselha�en Sujets erscha� 
er in Materialassemblagen völlig neu. Alltägliche Motive werden 
durch die Übertragung in monumentale Blow-Up Formate zu auto-
nomen, hyperrealen Bildwelten, die von ästhetischen und kunsthis-
torischen Traditionen abfedern und futuristisch leuchten. Vor dem 
Hintergrund schwindelerregender digitaler Bildmassen fordert der 
Künstler uns in dieser Ausstellung wörtlich dazu auf, kurz zu warten, 
anzuhalten. Warten ist gleichbedeutend damit, den Dingen ihren 
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Lauf zu lassen, untätig zu sein für einen gewis-
sen Zeitraum. In keiner anderen Situation werden 
wir uns der Zeit so bewusst wie in Momenten des 
Wartens. Die Zeit steht zwischen uns und einem 
Ereignis, dessen Eintri� wir wünschen. �Wait 
a Minute� ist ein Satz, der im Alltagsgebrauch 
genutzt wird, um einen Gedanken klarer greifen 
zu können oder um die Konzentration auf einen 
bestimmten Aspekt zu lenken. Wie eine Kamera, 
die ein Bild scharfzustellen versucht. 

Oberflächen der Zeit 
Das Medium der Fotografie steht seit jeher in 
besonders vielschichtiger Beziehung zum Kon-
zept der Zeit. Denn grundlegenderweise zeich-
net sich ein fotografisches, statisches Bild vor 
allem durch sein Herausgehobensein aus dem 
Zeitkontinuum eines Vorher oder Nachher aus. 
So gesehen negieren Fotografien den Zeitfluss, 
unterbrechen ihn, indem sie einen singulären 
Moment festhalten. Gleichzeitig ermöglichen 
sie jedoch durch den gesteuerten Blick, Zusam-
menhänge und Beziehungen wahrzunehmen, 
die in der alltäglichen Wahrnehmung unbemerkt 
bleiben können. In diesem Sinne nutzt Glauer die 
temporale Strukturierung, die durch Fotografien 
sta�findet, um durch räumliche Anordnungen 
neue Relationen zwischen Dingen, Epochen, 
Menschen oder Ideen zu konstruieren. So ordnet 
er acht Fotoskulpturen vor einem monumentalen 
backdrop-Werk in parallelen Diagonalen an, die 
�die Hektik im Laufschri� der Bilderflut bündeln 
und dazu verführen, Fotografie neu zu konsumie-
ren�, wie Paula Watzl im Parnass schreibt. Denn 
die Geschichte der Moderne als Geschichte der 
Beschleunigung geht über weite Strecken Hand 
in Hand mit der Entwicklung des Mediums der 
Fotografie, der voranschreitenden Verkürzung von 
Belichtungszeiten, dem Übergang zur Schnellle-
bigkeit Digitalfotografie und deren Omnipräsenz 
in unserem zeitgenössischen Leben. Es ist daher 

kein Zufall, dass die Anordnung der Fotoskulptu-
ren an o�ene Computertabs denken lässt. 

Radikale Autopoiese 
Doch wie zeigt sich Zeitlichkeit konkret in Marius 
Glauers Werk, in welche Formen von Sichtbarkeit 
wird sie gebracht? Die Ausstellung im Francisco 
Carolinum bietet die Möglichkeit festzustellen, dass 
sie uns auf zahlreichen Ebenen im Werk des Künstler 
begegnet: In Form von Reifeprozessen, generativen 
Logiken innerhalb eines Oeuvres, formalen Evolutio-
nen und Referenzen, sowie in der Thematisierung von 
Zeitlichkeit als Grunddimension der menschlichen 
Existenz. Glauers Bezugnahme auf historische Gen-
res wie das Stillleben sind in diesem Kontext ebenso 
von Relevanz. Das Stillleben verhandelte innerhalb 
der Malereigeschichte eine spezifische Art der Zeit-
lichkeit, die sowohl die Vergänglichkeit des Lebens 
und die Kurzweiligkeit aller irdischen Pracht in den 
Blick nahm, zugleich jedoch ästhetische Zeitlosigkeit 
transportierte. Glauer entwickelt diese Konzepte in 
seiner Fotografie weiter; seine Stillleben stechen vor 
allem durch ihre Künstlichkeit hervor, sind vorrangig 
aus artifiziellen Materialien wie Plexiglas, Lame�a 
und Folien komponiert.Motive und Materialien die-
ser Materialassemblagen tauchen in den Werken 
Glauers in unterschiedlichen Formen und Displays 
auf, entwickeln sich weiter und zitieren sich selbst. 
Jedes Werk beinhaltet somit potentiell einen Verweis 
in die Zukun� und in die Vergangenheit, weist damit 
über seinen Entstehungs- und Rezeptionszeitpunkt 
hinaus. 
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Whip it Good 
Glauer zeigt in Linz seine Kunst nicht nur im Innen-
raum des Museums � seine Bilder migrieren auch 
auf dessen kommunikativen Außenraum. Im Park-
gelände des Francisco Carolinum installiert Glau-
er drei Fahnen mit Motiven aus der Serie Red Foil 
Whip Cream. Die �weichen, weißen Windungen 
der Sprühsahne� (Simon Elson in Monopol) lassen 
dabei die üppige historistische Architektur des Fran-
cisco Carolinum augenzwinkernd als Tortenstück 
erscheinen. Die spiralförmigen Schlagoberslinien 
sind als sinnliche Spuren einer körperlichen Bewe-
gung lesbar, oder einer Emotion, die an die Ober-
fläche drängte. Sie sind zugleich eine künstlerische 
Geste, die sich mit der Frage beschä�igt, an wel-
chen Oberflächen eines Museums sich Kunst mani-
festieren kann, und in welcher Materialität diese 
sichtbar wird. Formal erinnert die Kombination aus 
Spiralform und rot/weißer Farbigkeit (es ist Glauers 
erste Ausstellung in Österreich) an den signature 
style Cy Twomblys (1928-2011). Durch den Einbe -
zug historischer künstlerischer Handschri�en in 
sein eigenes Werk lässt Glauer seine Bilder zeitlich 
gesprochen zu Orten der Durchlässigkeit werden. 
In der Kunst Glauers ist das Verhältnis von Original 
und Wiederholung ein distanziert-spielerisches, das 
Bilder aus unterschiedlichen Zeiten in Verbindung 
miteinander bringt, zu einer zeitlosen Polyphonie von 
künstlerischen Handschri�en und Stimmen werden 
lässt. Die Gleichzeitigkeit heterogener Zeitord-
nungen in seinen Bildern zeugt von einer min-
destens ambivalenten Haltung gegenüber einer 
chronologisch kohärenten, verbindlichen Erzäh-
lung von Stilgeschichte. Hier gibt es kein Vorher 
und Nachher, keinen Auslöser und keinen E�ekt, 
keinen Ursprung und kein Abbild � ein Bild wird 
gefunden und gleichzeitig ein neues erfunden. 

Der Katalog zur Ausstellung mit Texten von 
Charlo�e Sarrazin (Fondation Beyeler), Susanne 
Watzenboeck und Alfred Weidinger (OÖ-Landes-
Kultur GmbH) ist in unseren Shops der Standorte 
Francisco Carolinum, OK und Schlossmuseum 
sowie im Online-Shop (h�ps://oo-landes-kultur-
gmbh.myshopify.com/) erhältlich. 
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15FRANCISCO CAROLINUM

SHOT

�The personal is political� � 
Carol Hanisch (1970) 

Dieser Satz der zweiten feministischen Welle 
bildet einen wesentlichen Ausgangspunkt für 
das Werk von �ejla Kameri�. Die 1976 in Sara-
jevo geborene Künstlerin arbeitet interdisziplinär 
in den Bereichen Fotografie, Video, Installation 
und Textilkunst. Ihr Werk thematisiert persönliche 
Erinnerung, kollektives Trauma und gesellscha�-
liche Strukturen. Kameri� verhandelt Fragen von 
Identität, Geschlecht, Gewalt und Sichtbarkeit 
� mit einer Bildsprache, die das Intime zum politi-
schen Ort macht. Die Ausstellung You, Who Can 
Fly im FC Linz bietet einen Einblick in unterschied-
liche Werkgruppen der Künstlerin aus den letzten 
Jahrzehnten. 
	 Fotografie spielt in ihrem Werk eine wesent-
liche Rolle, nicht als Medium, sondern als kon-
zeptuelles Werkzeug. Ihre o� autobiografischen 
Arbeiten transformieren persönliche Erfahrungen 
in kollektive Aussagen. Besonders in ihren Selbst-
porträts inszeniert sich Kameri� nicht als Objekt, 
sondern als Subjekt mit Geschichte und Hal-
tung. Ihre künstlerische Praxis ist tief verwurzelt 
in den Erfahrungen des Bosnienkrieges und der 
Nachkriegszeit. 
	 Internationale Bekanntheit erlangte sie mit 
Bosnian Girl (2003), eine Arbeit die ihr junges 
Gesicht zeigt, überlagert von einem sexistisch-ras-
sistischen Gra�ito eines UN-Soldaten in Poto�ari: 
�No teeth...? A mustache...? Smell like shit...? Bosni-
an girl!� Die Arbeit verweist auf das Massaker von 
Srebrenica 1995, bei dem über 8.000 bosniakische 
Männer und Jungen ermordet wurden. Kameri� 
konfrontiert diesen kolonialen Blick, eignet sich das 
verletzende Narrativ an und verwandelt es in ein 
Bild des Widerstands. 
	 In Behind the Scenes I & II (2019) verarbeitet 
sie Erfahrungen während der Belagerung Sara-
jevos (1992�1996). Damals verdiente sie gelegent-
lich Geld mit Modefotos. Die Bilder zeigen sie in 
einem transparenten Tarnanzug, teils mit einem 
jungen Soldaten, der in der Nähe im Dienst war, 
seine Wa�e lieh und sich selbst für ein paar Auf-
nahmen zur Verfügung stellte. Als Bezahlung 
erhielt die Künstlerin 100 Deutsche Mark, was dem 

� �Die Ausstellung ŠEJLA 
KAMERI� – YOU, WHO 
CAN FLY ist noch bis zum 
27.07.2025 im FC zu sehen.

 AUTORIN 
Nathalie Hoyos 
ist Kuratorin, 
gemeinsam mit 
Rainald Schumacher 
gründete sie 2010 
Office for Art in Berlin. 

 
DAS PERSÖNLICHE 

IST POLITISCH

�EJLA KAMERI� �
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Wert einer Zuckertüte auf dem Schwarzmarkt ent-
sprach. 25 Jahre später ergänzt sie die Arbeit mit 
Tagebuchnotizen und Reflexionen.
	 Auch June is June Everywhere  (2013) ist ein 
Beispiel für ihre radikal persönliche ˜sthetik. Die 
Installation zeigt hunderte von der Künstlerin in 
der Dunkelkammer entwickelte Schwarz-Weiß-
Fotografien der durch Einschüsse durchlöcherten 
Außenmauer ihres Schlafzimmers, dort wo einst 
ihr Be� stand. Das fast schon manische Abziehen 
des immer gleichen Motivs hat eine therapeuti-
sche, zugleich poetische und politische Funktion 
als Archiv der Erinnerung. 
	 Mit 30 Jahren blickt die Künstlerin zurück. 
30 Years A�er  (2006) zeigt sie in der ˜sthetik 
von Hochglanzmagazinen, ihr Gesicht ist von 
weiß behandschuhten Händen bedeckt, die mit 
Schmuck verziert sind, den sie über die Jahre 
erworben hat. Eine selbstsichere Frau, die es zu 
etwas gebracht hat. Im Hintergrund schwingt die 
Erinnerung an den Krieg mit, als Schmuck ein 
bewährtes Zahlungsmi�el war, ein Symbol der 
Sicherheit in schweren Zeiten. 
	 Kameri�s Werk kreist immer wieder um 
gesellscha�liche Bilder von Weiblichkeit. Ihre 
Fotografien sind dabei keine klassischen 

Selbstporträts, sondern bewusst konstruierte 
Gegenbilder zu gängigen weiblichen Repräsenta-
tionen. In Embarazada (2015) zeigt sie sich hoch -
schwanger, nackt, mit einem weiß geschminkten 
Pierrot-Gesicht. Der Hintergrund stammt aus 
einem über 100 Jahre alten amerikanischen 
Magazin. Die Inszenierung spielt mit westlichen 
Idealen, mit Mu�erscha� und kulturellen Zuschrei-
bungen. Der orientalische Teppich, auf dem sie 
steht, evoziert koloniale und patriarchale Blicke. 
	 Die Serie Mother is a Bitch (2022) führt diese 
Auseinandersetzung fort. Hier entwir� die Künst-
lerin ein vielschichtiges, visuell kra�volles Pano-
rama weiblicher Identität � jenseits idealisierter 
Mu�erbilder und normativer Weiblichkeitskons-
truktionen. Kameri� stellt das kulturell tradierte 
Frauenbild in Frage, sie spielt mit gesellscha�li-
chen Stereotypen � der Mu�er, der Hexe, der Bitch 
� und entlarvt sie als patriarchale Zuschreibungen, 
die Frauen historisch entweder idealisieren oder 
dämonisieren.
	 Wie Mona Chollet in ihrem Buch Hexen. Die 
unbesiegte Macht der Frauen  schreibt, ist die 
Hexe eine Projektionsfigur: Sie steht für die Frau, 
die sich der Unterordnung entzieht � die allein lebt, 
denkt, entscheidet. Kameri� grei� diese Symbolik 

 �
ej

la
 K

am
er

i�
, T

or
so

 I 
(M

ot
he

r i
s 

a 
B

itc
h)

, 2
0

22
, I

ns
ta

lla
tio

n 
vi

ew
 Y

ou
, W

ho
 C

an
 F

ly
, F

C
 L

in
z,

 2
0

25
, F

ot
o:

 M
ic

ha
el

 M
ar

its
ch

OO_Fotomagazin-#7-korr 5.indd   16OO_Fotomagazin-#7-korr 5.indd   16 18.06.25   12:5918.06.25   12:59



17FRANCISCO CAROLINUM

auf und überführt sie in eine bildnerische Sprache. 
Ihre Selbstinszenierungen � eine provokative Reihe 
von Triptychen, in denen sie nackt und mit einem 
Besen posiert, dekonstruieren die �heilige Mu�er� 
ebenso wie die �bösartige Hexe� � und entwerfen 
ein neues Narrativ: Weiblichkeit als komplexes, 
widersprüchliches Feld zwischen Macht und Mar-
ginalisierung, Begehren und Widerstand.
	 Auch in Unknown (2019) wird die Foto -
grafie zur Reflexion über Körper, Schmerz und 
Zuschreibung. Eine autoimmune Reaktion � ein 
idiopathisches Angioödem � führt zu unerklär-
baren Schwellungen. Das Selbstporträt mit dem 
geschwollenen Auge provoziert sofort die Assozi-
ation häuslicher Gewalt. Kameri� spielt mit dieser 
Projektion, um das Verhältnis von Sichtbarkeit und 
Wahrheit zu hinterfragen. Ihre Kunst sucht keine 
Eindeutigkeit, sondern ö�net Räume der Empathie 
und Irritation.
	 Im Vergleich zu westlichen feministi-
schen Künstlerinnen wie Cindy Sherman 
oder Barbara Kruger, die mediale Rollenbilder 
dekonstruieren, arbeitet Kameri� aus einer post-
jugoslawischen, kriegserfahrenen Perspektive. 
Ihre Kunst ist feministisch, aber ebenso post-
kolonial, autobiografisch und geopolitisch. 
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Gerade diese Positionierung macht sie zu einer 
wichtigen Stimme innerhalb der internationalen 
Gegenwartskunst.
	 �ejla Kameri�s Praxis ist ein Akt der Selbster-
mächtigung und visuellen Geschichtsschreibung. 
Sie macht sichtbar, was verdrängt, überlagert oder 
stereotypisiert wird � und erinnert daran, dass Ver-
letzlichkeit eine politische Kra� sein kann.

OO_Fotomagazin-#7-korr 5.indd   17OO_Fotomagazin-#7-korr 5.indd   17 18.06.25   12:5918.06.25   12:59



18 ZOOM

ZOOM

 AUTOREN
Mona Horncastle ist Autorin 
und freie Kuratorin von 
Ausstellungen und Texten.

� Die Ausstellung 
Josephine 
Baker. Idol Ikone 
Inspiration 
ist noch bis 
07.09.2025 

	 im FC zu sehen. 

ZWISCHEN BÜHNE UND WIDERSTAND
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1928 wird in Wien einmal mehr darüber disku-
tiert, ob man der Zeit ihre Kunst und der Kunst 
ihre Freiheit gewähren sollte � der Anlass dafür 
ist Josephine Baker, die sich für den Start ihrer 
ersten Wel�ournee das Ronacher Theater 
ausgesucht hat, denn Wien ist der ideale Aus-
gangspunkt, um weiter zu reisen nach Buda-
pest, Zagreb und Prag. Was man jedoch in Paris 
unterschätzt, ist, wie sehr und wie gerne die 
Wiener seit jeher mit dem Zeitgeist ringen � und 
sich darüber in ö�entlich geführte Diskussionen 
verstricken. 

ZWISCHEN BÜHNE UND WIDERSTAND

 	 In der ganzen Stadt werben Plakate für 
Josephine Baker und als ihr Zug am Bahn-
hof einfährt, jubeln ihr die Fans zu, obwohl oder 
vielleicht auch, weil die Kirchenglocken läuten, 
um vor dem �Schwarzen Teufel� zu warnen. In 
Wien, wo man sogar im Nationalrat über ein 
Au�ri�sverbot diskutiert, sind die Kontroversen 
besonders gut dokumentiert � denn sie werden 
Wort für Wort in der Zeitung abgedruckt. Daher 
wissen wir, dass der konservative Abgeordnete 
Anton Jerzabek in Josephine Baker eine Gefähr-
dung der Wiener Kultur, der Wiener Jugend und 
der Moral im Allgemeinen sieht. In seiner Anspra-
che im Parlament fallen Worte wie �Höhlenmen-
schen, Propaganda und Schmutzkultur�. Da die 
Deba�e vor der Premiere sta�findet, arbeitet er 
sich vor allem an der Plakatgestaltung ab:
	 �Sie haben alle das Plakat schon gesehen, 
das eine gewisse Dame im Naturkostüm dar-
stellt. Denn sie hat nichts anderes zur Bekleidung  M
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als eine Perlenschnur um die Hü�en und seit-
lich daran angehe�et einige Straußfedern. Die 
Avers- und Reversseite ist dagegen vollständig 
unbekleidet. Am 1. März soll diese Dame in natu-
ra au�reten, und zwar in derselben Hülle, das 
heißt ohne jegliche Hülle, und soll ihre Tanzkunst 
zeigen. (�) Das ist ein A�entat auf die bisher in 
Wien herrschenden guten Si�en und es ist sehr 
gefährlich, diesen Erscheinungen sorglos und 
untätig gegenüber zu stehen.� 
	 Und was macht Josephine Baker? Sie 
wagt sich am 1. März trotz allem auf die Bühne 
� nicht im Ronacher Theater, dort wird sie 1932 
au�reten � sondern im Richard Strauß Theater. 
Sie tri� vor ein vollbesetztes Haus, trägt eine 
elegante Abendrobe, singt �Pre�y li�le Baby� 
und denjenigen Besuchern, die auf Krawall aus 
waren, bleiben die Buh-Rufe im Halse stecken.
	 Jubel und Protest sind die ständigen 
Begleiter von Josephine Baker, die aus ihrer 
Kindheit in den USA die Welt nur als zweigeteilt 
kennt � in Schwarz und Weiss � und sie weiß 
nur zu gut, dass �Schwarze nicht genötigt sind 

zu provozieren, die Zwischenfälle ereignen sich 
ganz von allein.� Als sie 1925 nach Paris kommt, 
entkommt sie zwar der Segregation, nicht aber 
dem Rassismus, diese Ho�nung zerschlägt sich 
auf ihrer Wel�ournee 1928/29. In München erhält 
sie Au�ri�sverbot, aus Berlin reist sie vorzeitig 
ab, weil Braunhemden ihre Au�ri�e stören, fast in 
jeder Stadt braucht sie Polizeischutz und über-
all wird ihr Talent in Frage gestellt. In jedem Land 
wird sexistisch und rassistisch darüber diskutiert, 
ob sie eine Gefährdung der ö�entlichen Moral 
darstellt. Aber Josephine Baker lässt sich von 
niemandem einschüchtern und das Publikum 
gibt ihr recht, ihre Shows sind immer ausverkau�.
	 Josephine Bakers bahnbrechender Erfolg 
in den späten 1920-er Jahren gründet darauf, 
dass sie ein Afrika-Klischee bedient� weil Afrika 
(oder das, was man sich damals in Europa dar-
unter vorgestellt hat) ein Garant für volle Häuser 
ist. Doch die Ö�entlichkeit unterscheidet nicht 
zwischen Persona und Person und Josephine 
Baker muss feststellen, dass �es ein schmerz-
ha�er Beruf ist, ein seltsames Phänomen zu 
sein�. Ihr Image als �exotisch-erotische� Tänze-
rin im Bananenrock ist ein Dilemma für sie und 
bleibt es über ihre Lebenszeit hinaus, denn der 
Bananenrock hat sich in unser kollektives Bildge-
dächtnis eingebrannt, obwohl sie von 50 Jahren 
Bühnenkarriere gerade mal 5 Jahre lang das 
legendäre Röckchen trug. 
	 Josephine Baker war der erste Schwarze 
Superstar, die reichste Entertainerin mit afro-
amerikanischen Wurzeln und die erste Schwarze 
Frau, die in einer Hauptrolle in einem Spielfilm 
besetzt wurde. Sie war Namensgeberin einer 
Kosmetiklinie und inspiriert unzählige Künstlerin-
nen und Künstler bis heute. In kunsthandwerk-
lichen Werkstä�en wurden ab 1928 zahlreiche 
Josephine Baker Figurinen produziert, von Karl 
Hagenauer sogar in mehreren Versionen. Der 
Wiener Architekt Adolf Loos hat ein Haus für sie 
entworfen, von dem er selbst sagte, es sei eines 
seiner besten. Es wurde leider nie gebaut. Auch 
die Wiener Fotografin Dora Kallmus inszenierte 
Josephine Baker mehrfach in ihrem Studio d�Ora 
in Paris. In einer frühen Serie posierte Josephi-
ne Baker mit einem Elefanten, der als typisch 
�afrikanisches� A�ribut ihr Image als �exotische� 
Tänzerin unterstreichen sollte. Der vermeintlich 
�afrikanische� Elefant war aber ein Spielzeugele-
fant von Julius Klinger, den Madame d�Ora von 
Wien nach Paris mitgenommen ha�e.
 	 Doch Josephine Baker war mehr als
eine Größe im Show Business und eine Inspira-
tionsquelle � sie war vor allem eine Menschen-
rechtsaktivistin, die sich unermüdlich dafür 
eingesetzt hat, die Welt davon zu überzeugen, 
dass Frieden, Freiheit und Gleichberechtigung 
universelle Menschenrechte sind, unabhängig 
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von Hautfarbe, Religion, Nationalität, Geschlecht 
oder sexueller Orientierung. Um ein Exempel zu 
statuieren, gründet sie eine Regenbogenfamilie, 
und adoptiert gemeinsam mit ihrem Ehemann Jo 
Bouillon 12 Kinder aus verschiedenen Kulturkrei-
sen, um der Weltö�entlichkeit zu beweisen, dass 
ein friedliches Miteinander möglich ist. 
	 Dank zahlreicher Leihgaben und dem 
umfangreichen Sammlungsbestand an histo-
rischen Fotografien der Oberösterreichischen 
Landes-Kultur GmbH aus allen Phasen der Kar-
riere und des Lebens von Josephine Baker sowie 
der Rezeptionsgeschichte in den 1980-er und 
1990-er Jahren, war es möglich eine Ausstellung 
zu realisieren. Diese spannt einen Bogen über 
50 Jahre Bühnenkarriere und 68 Jahre Kampf 
gegen den rassistischen und sexistischen Zeit-
geist � und liefert einen Beitrag zum soziokultu-
rellen Diskurs über eine Performerin im Leben 
und im Scheinwerferlicht.

FRANCISCO CAROLINUM
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22 TALKING HEADS

Die Ausstellung HAHA � Burst�s Cross Chain 
Artefacts zeigt erstmals die Werke des öster-
reichischen Medienkünstlers Burst im musealen 
Kontext. Sie findet physisch im Museum und 
virtuell im Digitalen Francisco Carolinum (DFC) 
auf der Metaverse-Insel San Francisco im 
Voxels noch bis 27.07.2025 sta�.  h�ps://�.
voxels.com/parcels/4650

(JS) Burst, deine Ausstellung im 
Francisco Carolinum ist ja eine Art 
Retrospektive. Was erwartet die 
Besucher:innen?

H
A

H
A

H
A

H
A

H
A

(B) Burst im Gespräch mit  
(JS) Julia Staudach

 AUTORIN
Julia Staudach ist Kuratorin
 für Digitale Kunst bei der 
OÖ Landes-Kultur GmbH.

(B) Burst im Gespräch 
mit (JS) Julia Staudach
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2323FRANCISCO CAROLINUM

(B) Im Grunde ist es eine schöne Übersicht über 
mein gesamtes Scha�en � angefangen bei 
Arbeiten aus 2019 bis heute, aber auch Werke, 
die davor entstanden sind. Es ist kein klassi-
scher Rückblick, sondern eher ein lebendiges 
Abbild meines Workflows, meiner Themen, mei-
ner künstlerischen Entwicklung. Ein Kreislauf.

(JS) Ein Kreislauf? Was meinst du damit?

(B) Ich arbeite o� analog, digitalisiere dann 
meine Werke � meistens mit dem iPhone � 
bearbeite sie, verwende sie weiter, drucke sie 
auf vorbereitetes Papier, male wieder darüber... 

und fotografiere das erneut. Es entsteht ein 
dauerha�er Kreislauf von Transformation und 
Upcycling. Die Fotografie ist dabei nie das Ziel, 
sondern Werkzeug, Zwischenschri�, Dokumen-
tation und Teil des Prozesses.

(JS) Und Licht spielt bei diesem Prozess 
eine besondere Rolle, oder?

(B) Ja, das ist vielleicht in dem Kontext span-
nend: Ich habe immer mit Tageslicht und 
Sonnenlicht gearbeitet � nie mit künstlicher 
Beleuchtung. Wenn ich meine Werke abfoto-
grafiere, spiele ich ganz bewusst mit den 

(B) Burst im Gespräch mit  
(JS) Julia Staudach

 S
cr

ee
ns

ho
t 

D
ig

ita
le

s 
Fr

an
ci

sc
o 

C
ar

ol
in

um
 (D

FC
) 

OO_Fotomagazin-#7-korr 5.indd   23OO_Fotomagazin-#7-korr 5.indd   23 18.06.25   12:5918.06.25   12:59



24

TALKING HEADS

24 TALKING HEADS

Scha�ierungen, die das natürliche Licht erzeugt. 
So entsteht Tiefe. Einer meiner Sammler auf 
Ethereum hat mich mal gefragt, wie es sein kann, 
dass meine Werke so lebendig wirken � und das 
liegt tatsächlich genau daran: Licht, Scha�en, 
Sonnenreflexe � das alles beeinflusst, wie ein Werk 
wirkt, auch wenn es am Ende digitalisiert wird.

(JS) Was für eine Rolle spielt das visuelle 
Symbol �HAHA� in diesem Kosmos?

(B) HAHA ist meine Signatur, mein �Tag�, mein 
Wiedererkennungsmerkmal � aber es ist mehr 
als nur ein Symbol. Es ist ein o�enes Zeichen, 
das jeder für sich deuten kann: ein schelmisches 
Lachen, eine ornamentale Struktur, ein Gefühl. Für 
mich ist es zutiefst persönlich. Die Leute erkennen 
meine Kunst daran.

(JS) Apropos Wiedererkennung: Der Ein-
gang zur Ausstellung fällt sofort auf 

� schwarzer Teppich, HAHA-Schri�zug... 
du hast dir den Raum ganz schön 
angeeignet, oder?

(B) Ja, definitiv. Ich wollte diesen klassischen 
Museumsrahmen aufbrechen. Ich bin wahr-
scheinlich der erste Künstler, der im Francisco 
Carolinum mit Gra�iti direkt auf Säulen gear-
beitet hat. Aber es geht nicht um Provokation 
� es geht darum, dass der Raum selbst Teil des 
Kunstwerks wird. Ich wollte, dass man beim 
Betreten spürt: Hier ist etwas anders. Hier pas-
siert etwas.

(JS) Ein Highlight sind die KI-Installatio-
nen: der HAHAMirror und die Prompting 
Station. Wie kam es dazu?

(B) Die Idee war, mein künstlerisches Vokabu-
lar durch KI erlebbar zu machen. Der HAHA-
Mirror ist ein interaktiver Spiegel � wenn du 
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252525FRANCISCO CAROLINUM

wichtige Pla�form
(JS) Du selbst tri�st anonym auf � mit 
Hoodie und Maske. Was steckt dahinter?

(B) Ursprünglich aus der Krypto-Szene: Dort ist 
Anonymität normal. Aber mit der Zeit ist daraus 
mehr geworden. Diese Kunstfigur �Burst� ist Teil 
meines Ausdrucks geworden. Wie ich au�rete, 
wie ich wahrgenommen werde � das ist nicht 
nur Verpackung, das ist Teil meiner Kunst.

(JS) Was wünschst du dir, was die Leute 
aus der Ausstellung mitnehmen?

(B) Dass sie sich wirklich mit der Kunst ausei-
nandersetzen. Dass sie stehen bleiben, hin-
sehen � und spüren, was das mit ihnen macht. 
Ob es physisch ist oder digital, KI oder ana-
log � die Wirkung zählt. Und wenn jemand 
dadurch berührt wird, ist das für mich Mission 
Accomplished.

davorstehst, siehst du dich so, als hä�e ich dich 
gezeichnet. In Echtzeit. Die KI wurde mit meinen 
Werken trainiert, sie kennt meinen Stil. 
Und an der Prompting Station kannst du einen 
Satz eingeben � und innerhalb von Sekunden 
generiert die KI ein Kunstwerk, das aussieht, als 
wäre es von mir. Es ist irre. Teilweise entstehen 
Dinge, die ich so schnell gar nicht selbst machen 
könnte.

(JS) Und parallel zur physischen Ausstel-
lung läu� eine Präsentation deiner Werke im 
Metaverse � wie siehst du das?

(B) Für mich ist das logisch. Ich bin zwar physisch 
unterwegs, aber viele meiner Werke sind digital 
entstanden oder gemintet � auf Ethereum oder 
neuerdings auch auf Bitcoin. Die Ausstellung im 
Metaverse gibt Leuten Zugang, die vielleicht nicht 
nach Linz kommen können. Außerdem ist das 
auch ein Stück digitale Kulturgeschichte: Crypto-
voxels war gerade zu Beginn von NFT-Kunst eine 
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ZOOM OUT

ZOOM OUT

 AUTORIN 
Maria Venzl ist 
Kuratorin für 
zeitgenössische 
Kunst bei der OÖ 
Landes-Kultur 
GmbH. 

ZWISCHEN BILD, 
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ZWISCHEN BILD, 

(AE) Anna Ehrenstein im Gespräch mit (MV) Maria Venzl

POLITIK UND DIGITALIT̃ T
Die in Berlin und Tirana aufgewachsene Künstlerin Anna 
Ehrenstein arbeitet an den Schni�stellen von Fotografie, 
Installation, Text, Video und sozialer Praxis. Ihre Werke ver-
handeln Fragen von Identität, Migration, Machtverhältnissen 
und digitaler ˜sthetik � o� in enger Zusammenarbeit mit 
Akteur:innen aus dem Globalen Süden. Seit 2024 leitet sie 
die Professur für Fotografie an der Hochschule für Grafik 
und Buchkunst Leipzig. Vier Jahre nach ihrer Ausstellung im 
Francisco Carolinum in Linz habe ich mit ihr über ihr Schaf-
fen, ihren Zugang zur Lehre und die Rolle der Fotografie in 
einer vernetzten Welt gesprochen.

(MV) Seit unserer Ausstellung im FC Linz sind fast vier 
Jahre vergangen. Inzwischen hast du eine Professur 
für Fotografie übernommen. Wie hat sich in dieser 
Zeit deine künstlerische Praxis und dein Blick auf das 
Medium Fotografie verändert?

(AE) In den letzten Jahren hat sich mein Verständnis von 
Fotografie weiter erweitert: weg vom bloßen picture taking 
hin zum image making. Das bedeutet, dass ich Fotografie 
immer weniger als ein abgeschlossenes Medium betrachte, 
sondern als Teil komplexer Bildökonomien, die eng mit sozia-
len Netzwerken, Mediarchien und globalen Ungleichheiten 
verknüp� sind. Die Materialität eines Fotos ist heute eben-
so wichtig wie seine digitale Zirkulation und algorithmische 
Sichtbarkeit. In meiner Praxis versuche ich diese Verschie-
bungen sichtbar zu machen und die Herstellungsbedin-
gungen von Bildern selbst in den Fokus zu rücken. Ich habe 
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