
PANEL 1 Matthias Gründig
Kurator DF14

ORTE DER
ARBEIT 
Mag man bei „Orten der Arbeit“ zunächst vor allem an 
Arbeitsplätze denken, so können damit auch jene Orte ge-
meint sein, an denen keine Arbeit (mehr) stattfindet, an 
denen sie unsichtbar ist oder ganz ausbleibt, und die doch 
maßgeblich von ihr bestimmt werden. Diesen diversen Räu-
men widmeten sich im ersten Panel sechs Künstler:innen.

Für ihre raumgreifende Installation Business as Usual 
fotografierte Frauke Rohenkohl (KhK) 2019 im indischen 
Kanpur sowie in Pirmasens in der Südpfalz. Beide Orte 
stehen symbolisch für Lederwarenproduktion: Kanpur gilt 
heute als Leder-Hauptstadt der Welt, während Pirmasens 
als historische Schuhstadt seit den 1960er-Jahren an der 
Verlagerung des Gewerbes ins Ausland leidet. Große Mit-
telformataufnahmen zeugen von den indischen Arbeits-
verhältnissen der im Land selbst oft als unwürdig betrach-
teten Lederverarbeitung, wogegen letztere in Pirmasens 
unsichtbar geworden ist. Rohenkohl verlegt sich hier aufs 
Kleinbild und Architekturaufnahmen, die diese Abwesen-
heit akzentuieren. Dazu machen historische Archiv-Bilder, 
arrangiert zu Collagen, die einstige Arbeit am Ort präsent 
und rekontextualisieren die Aufnahmen aus Kanpur. Weni-
ger die Differenzen beider Städte als ihre lokal-globalen 
Abhängigkeitsbeziehungen werden so nachvollziehbar. 

Einen Ort, an dem sich der Charakter der Arbeit radi-
kal verändert hat, nahm Yanru Zhang (Folkwang UdK) in den 
Blick. Für Fahrradreparatur von der Familie Xin hat sie  
2022 die Fahrradwerkstatt ihres Großvaters in der chine
sischen Großstadt Changzhou fotografiert, die zugleich 
sein Wohnhaus war, das der geplanten Überformung 
durch ein Kulturareal weichen musste. Entstanden ist hie-
raus ein feinfühliger Leporello, der einem Rundgang durch 
die Werk-, aber auch alle anderen Räume des Hauses folgt, 
durch Schlafzimmer, Toiletten, Lager, Kammern, Treppen. 

„In China sagt man“, zitierte Zhang, „dass der Mensch ein 
Drittel seines Lebens mit Schlafen verbringt, ein Drittel 
mit Arbeit und das hässliche Drittel mit allen anderen 
Sachen verschwendet.“ Scherzhaft wies sie so auf die 
Äquivalenz von Arbeits- und Lebenszeit hin, betonte aber 
zugleich das Charakteristische, mitunter auch das Intime 
von Arbeitsräumen, die zwischen Öffentlichkeit und Priva-
tem belebt werden. Seit der Zerstörung seines Hauses 
macht Zhangs Großvater Hausbesuche.

Durch Lohnarbeit bestimmt und strukturiert sind die 
Lebensräume, denen sich Lucas Melzer (KhK) und Nathalie 
Valeska Schüler (HGB) in ihren Arbeiten widmen. Für seine 
Installation 24 h Kunigundishof (2021) bewegte sich Melzer 
in einer in den 1920er-Jahren in Kassel entstandenen 
Arbeiter:innensiedlung, die um die Kirche St. Kunigundis 
und in unmittelbarer Nähe zur sogenannten Salzmann- 
Fabrik – erst industrielle Weberei, später kultureller Ver-
anstaltungsort – gebaut wurde. Der erste Teil des Titels 
verweist auf die 24 Stunden, in denen er hier eine leerste-
hende Wohnung performativ bewohnte; die Vormieter:in-
nen waren kurz zuvor verstorben. Mit der Kamera findet 
sich Melzer in der Leere und Absenz ein, registriert die 
Atmosphäre der Räume, versucht Zeit zu vertreiben und 
spürbar zu machen. Mit Klebeband angebracht finden die 
Aufnahmen auf einer neun Meter langen, unverputzten Ri-
gipswand zusammen und machen so sinnliche Aspekte 
des billigen Arbeiter:innen-Wohnraums im Ausstellungs-
raum spürbar. 

Nathalie Valeska Schüler sprach in der Form eines Inter-
views mit Tess Marschner, die später am Tag präsentierte, 
über ihre fotografische Arbeit Aufriss (2022). In engen, 
hochformatigen Ausschnitten zeigt diese Plattenbauten 
im Leipziger Stadtteil Grünau. Zugleich nutzte sie ihre Auf-
nahmen, um über die „Platte“ im persönlichen wie auch im 
größeren gesellschaftlichen Kontext nachzudenken. In der 
DDR avancierte der Plattenbau im Rahmen eines staatli-
chen Bauprogramms ab den 1970ern zum gefragten 
Wohnraum, der Arbeiter:innen ein gleichermaßen sozialis-
tisches wie komfortables Leben versprach. Mit dem Fall 
der Mauer wandelte er sich immer mehr zum Symbol von 
Ungleichheit und „relativer Armut“, wie Schüler differen-
ziert. Die fotografierten Fassaden spiegelten so ihre Be-
merkungen zu Prozessen der Projektion und Stigmatisie-
rung, die oft mit einer individuellen Sozialisierung im 
Plattenbau einhergehen. Das visuelle Interesse an Platten-
bauten, das sie schon lang begleitet, verband sie so mit 
einer komplexen Diskussion um Zugehörigkeit und Ab-
grenzung, Klassismus und nicht zuletzt auch Ungleichheit 
im künstlerisch-akademischen Betrieb. 

Mit dem Buchprojekt Auf dem Klo habe ich noch nie 
einen Schwan gesehen, für das Elisabeth Stiebritz (HGB) die 
Bildstrecken beigesteuert hat, erweiterte sich das Nach-
denken über Arbeit im Kulturbereich. Das Buch erschien 
2021 im Verbrecher Verlag zum 30-jährigen Bestehen des 
linken Leipziger Kulturzentrums Conne Island, dessen cha-
rakteristische, mit Tags, Aufklebern und Graffitis bedeckte 
Orte Stiebritz ebenso in nüchternem Schwarz-Weiß und 
menschenleer zeigt wie organisiertere Büroräume, die 
sonst eher verborgen bleiben. Ihre Fotografien kontextua-
lisieren und verbinden die persönlichen Erinnerungstexte 
des Buches und geben der Vorstellung Raum, wie die kom-
plexe Arbeit der Selbstorganisation an einem solchen Ort 
funktioniert. Für eine zweite Serie schöpfte sie im Kontrast 
zur Menschenleere ihrer Aufnahmen aus einem losen Bild-
Archiv des Conne Island und isolierte Handgesten aus drei 
Jahrzehnten, die die vielen, mit dem Ort auf diese oder jene 
Weise verbundenen Menschen andeuten, ohne sie auf 
eine bestimmte Erscheinung und zu Stellvertreter:innen 
zu reduzieren.

Unter dem Arbeitstitel Time Out (seit 2021) wandte 
sich Kathrin Maurer (KhK) dem Pausenraum in verschiede-
nen Arbeitsumgebungen zu. Ihre stark perspektivisch ge-
ordneten Aufnahmen zeigen Provisorien, die weniger zur 
persönlichen Erholung als zur Regeneration von Arbeits-
kraft dienen. Die Räume zeichnen sich vor allem durch ihre 
größtenteils unpersönliche, manchmal sterile Atmosphäre 
aus. Obwohl Arbeiter:innen jährlich mehrere Wochen ihrer 
Lebenszeit in ihnen verbringen, während der Arbeit und 
doch außerhalb von ihr, zeugen die Aufenthaltsorte weni-
ger von ihnen als Individuen als von der Vorstellung der 
Arbeitgeber:innen, was in diesen Räumen (nicht) gesche-
hen soll. Welche Art von Arbeit hier genau pausiert wird, 
bleibt in Maurers Bildern weitestgehend offen. Sie experi-
mentiert mit kleinsten Hinterlassenschaften von Arbei-
ter:innen, fotografiert sie im Kontext oder inszeniert sie vor 
verschiedenen Hintergründen: Lebensmittel, Getränke, 
Desinfektionsflüssigkeit. Was erzählen sie von den Men-
schen und von den von ihnen verrichteten Arbeiten?

Die von den Künstler:innen beobachteten „Orte der 
Arbeit“ verbanden sich einerseits durch ihr Fragen nach 
den lokalen und globalen Sichtbarkeiten von Arbeit als 
einer komplexen Struktur, die Individuen in ihren Lebens-
bedingungen spezifisch rahmt. Andererseits zeigen sich 
auch Parallelen in ihrer Beschäftigung mit den hieraus 
resultierenden Verhältnissen sozialer Ungleichheit mit den 
Abhängigkeiten verschiedener Zeiten, Orte und Formen 

aus Bildern, Textfragmenten und Objekten über die Ver-
bindungen zwischen den Begriffen Arbeit, Körperlichkeit 
und Gewalt nachzudenken.

Die Projekte verbindet vor allem eine starke persön-
liche Identifikation mit dem gewählten Thema – aufgrund 
der Biografie der Künstler:innen und / oder der Beschäfti-
gung mit der eigenen Tätigkeit. Damit stellen sich folgen-
de Fragen auf besondere Weise: Wie kritisch und wie 
partizipativ ist das eigene künstlerische Tun? Wie sehr 
bringt man sich selbst ein und positioniert sich als Bild
autor:in? Was kann nicht fotografiert werden und welche 
Blicke lassen sich dafür (er-)finden, die die eigene ebenso 
wie die beobachtete Haltung widerspiegeln?

PANEL 4 Sabine Hoffmann
MdbK

KÜNSTLER:IN ALS
ARBEITER:IN
Eröffnet wurde das Panel von Carina Dauven (Uni Bochum), 
die einen ungewohnten Blick in die Anfangsphase des 
Mediums Fotografie warf. Die Kunsthistorikerin stellte Teil-
ergebnisse ihrer Dissertation unter dem Titel Zwischen 
Kollaboration und Urheberschaft. Modalitäten früher por-
trätfotografischer Wissensgenese im polytechnischen 
Arbeitsumfeld zur Mitte des 19. Jahrhunderts vor, die kon-
zeptuell an der Schnittstelle zwischen Wissensgeschichte 
und Fotografiegeschichte angesiedelt ist. Im Zentrum 
steht die sogenannte Anweisungsliteratur, also polytech-
nische Journale und praktische Fotografie-Handbücher. 
Anhand von Beispielen, etwa den Höchstwerthvolle[n] 
Mittheilungen aus der photographischen Praxis (1863) 
des Gewerbechemikers Otto Köhnke oder Julius Schnauss’ 
Beitrag in dem von Paul E. Liesegang herausgegebenen 
Photographische[n] Archiv (1866) lässt sich zeigen, dass 
das junge Medium als empirische Wissenschaft angese-
hen wurde, die es nach Meinung der Akteure mit Sorgfalt 
und in einem kollaborativen und ko-kreativen Prozess wei-
terzuentwickeln galt. Dabei bediente man sich der bereits 
etablierten Arbeitsweise der Polytechnik, die man aus 
anderen Gewerbezweigen übernahm und die auf einer 
verbessernden Zusammenführung einzelner Wissens
bereiche basierte. Ziel war die Vermittlung von Wissen zur 
allgemeinen praktischen Anwendung. Dabei wurden ne-
ben technischen Modalitäten auch ästhetische Fragen 
verhandelt. 

In seiner Präsentation Haufen 2 (AT) stellte Johan 
Steinmetz (KhK) ein Projekt vor, bei dem er sich mit dem 
Phänomen des Verschwindens auseinandersetzt. Einlei-
tend verwies Steinmetz auf eine in Nordfinnland erarbei-
tete Fotoserie von schmelzenden Eisschollen im Wasser 
sowie auf eine Fotoserie, die das Wegschaufeln eines gro-
ßen Schneehaufens durch den Künstler dokumentiert. 
Eine öde Brachfläche statt des winterlichen Waldes und 
der Verzicht auf Werkzeug und Hilfsmittel stehen im Mit-
telpunkt eines Videos, das gleichsam als Skizze für das 
finale Projekt gesehen werden kann und das Abtragen von 
ungleich soliderem Material, nämlich von Betonstücken, 
durchexerziert. Durch gezielte Steinwürfe wird dieser 
Untergrund durch den auf dem Haufen selbst hockenden 
Künstler zunächst abgetragen und zum Verschwinden 
gebracht, zugleich aber an anderer Stelle wieder aufge-
schichtet. Diese Tätigkeit wirkt fast spielerisch und durch 

die Repetition geradezu meditativ. In der geplanten finalen 
Arbeit soll ein wesentlich größerer Steinhaufen durch den 
Künstler abgetragen werden. Auch hier ist das buchstäb-
liche Abgraben des Bodens unter den Füßen, das Sich-
Abarbeiten im Wortsinn zentral und ruft so auch metapho-
rische Lesarten auf.

Im Zentrum des Vortrags von Sarah Lorbeer (Uni Bochum), 
stand das Konzept der Gebrauchsanweisung, ihrer Defini-
tion nach eine Anleitung für den folgerichtigen Gebrauch 
von Gegenständen und Objekten, die vom Hersteller konzi
piert wird, um den Benutzer:innen / Konsument:innen eine 
problemlose Anwendung zu ermöglichen. Unter diesen 
Vorzeichen stellte sie Beispiele aus Timm Rauterts Zyklus 
Bildanalytische Fotografie (1968–74) vor. Sequenzielle 
Handlungsabläufe fügen sich zu Bildtableaus zusammen,  
bei denen es sich um Rückübersetzungen anleitender 
Zeichnungen in die Fotografie handelt. Dieser Werkgrup-
pe stellte Lorbeer die 1969 entstandene fotografische 
Dokumentation Timm Rauterts zu Franz Erhard Walthers 
1. Werksatz (1963–69) gegenüber. Dabei handelt es sich 
um 58 formoffene Objekte überwiegend aus Textilien, die 
erst durch die Handlung und Erfahrung der Benutzenden 
ihren Werkcharakter entfalten. In der heutigen musealen 
Präsentation ist es üblich, die aktive Auseinandersetzung 
mit Walthers Handlungsobjekten durch die Beigabe von 
Rauterts Fotografien zu ersetzen, wodurch diesen – so die 
These Lorbeers – letztlich die Funktion einer Gebrauchs-
anweisung zukommt.

Nicht das Ins-Werk-Setzen, sondern das genaue 
Gegenteil – Prokrastination – ist das Thema von Elisabeth 
Sailer (KhK) in ihrer Videoinstallation Nicht geschimpft ist 
gelobt genug (2021). In einer ca. sechs Minuten dauernden 
Einstellung einer Bildschirmkamera sehen wir die Künst-
lerin konzentriert vor dem Laptop sitzen und als Zeit
vertreib Tetris spielen. Die beigefügten Untertitel erzählen 
auf tragikomische Weise von der persönlichen Leidens
geschichte einer – wegen Schreibhemmung fast geschei-
terten – akademischen Abschlussarbeit und neuerlichen 
Herausforderungen durch eine nahende Deadline im Kunst-
studium. In ihrer Prokrastination bringt Sailer Aphorismen 
hervor wie „Solange du nicht anfängst / kann es auch nicht 
schlecht werden / fertig aber auch nicht“. Die radikale 
Offenlegung eigener Schwächen und Bewältigungsme-
chanismen im Verhältnis zur eigenen Leistung und Erwar-
tungshaltung, zu Scham wie auch zu dem familiären und 
gesellschaftlichen Druck werden zu allgemeinen gesell-
schaftlichen Fragen erhoben. 

Der letzte Beitrag des Panels von Anna Bergold (KhK) 
mit dem Titel Work-Work-Balance (2021) versteht sich  
als Selbstporträt zweier konträrer Arbeitsidentitäten: die 
der Künstlerin und die der Erwerbstätigen. Es besteht aus 
einem zweiminütigen vertonten Fotofilm, der als Endlos-
Loop zum Abspielen auf einem iPad konzipiert ist. Der 
visuelle Teil besteht aus Farbaufnahmen, die die Künstlerin 
im Outfit ihrer Erwerbstätigkeit (Außendienst im Lebens
mittelfachhandel) zeigen, allerdings vor einer Kulisse,  
die ausschließlich mit ihrer künstlerischen Tätigkeit 
verknüpft ist: in der Abraumhalde eines Kupferbergbaus. 
Dort beschäftigt sich Bergold als Künstlerin mit den 
menschlichen Eingriffen in die Landschaft insbesondere 
durch industrielle Nutzung. Eingestreute Schwarz-Weiß-
Aufnahmen dokumentieren diese Auseinandersetzung. 
Als Tonspur dienen Mitschnitte von typischen Situationen 
ihrer Erwerbstätigkeit, deren Orte sich durch das vertraute 
Beepen von Scannerkassen und Sonderangebotsdurch-
sagen unschwer als Supermärkte erkennen lassen. Vor 
dieser Geräuschkulisse ist zu hören, wie Bergold sich als 
Mitarbeiterin einer Firma vorstellt und nach der Filialleitung 

von Arbeit sowie ihrem Wandel. Die sechs Positionen boten 
Anlass, über das berühmt-berüchtigte Home-Office der 
Zoom-Ära, und damit über die eigenen Lebens- und 
Arbeitsräume zwischen Kleiderständer, Bierflasche, Lap-
top und Werkzeugkasten, nachzudenken. 

PANEL 2 Christina Töpfer
Camera Austria International

OPTIMIERUNG & 
UNSICHTBARE ARBEIT
Mit der Vorstellung von Arbeiten in Bewegtbild, Fotografie, 
Installation und Performance schlugen die Studierenden 
des Panels „Optimierung & unsichtbare Arbeit“ einen 
Bogen, der die auf den ersten Blick nicht unbedingt offen-
sichtlichen Aspekte von Arbeit in den Fokus rückte. Neben 
der Optimierung und Zurichtung menschlicher Körper in 
Arbeitszusammenhängen adressierten die Beiträge nicht 
zuletzt Genderfragen, die von der Übernahme vermeint-
lich männlicher Verhaltensweisen durch Frauen über das 
(oftmals männlich konnotierte) Streben nach allumfassen-
den Erklärungen bis hin zu den unsichtbaren Aspekten 
von Care-Arbeit und deren sozialen und gesellschaftspoli-
tischen Implikationen reichten. 

Die Optimierung und Durch-Ökonomisierung des 
Körpers stand im Zentrum der Präsentationen von Tess 
Marschner (HGB) und Corinna Mehl (FH Bielefeld). Marschners 
aus Found Footage zusammengestellter Essayfilm Call /
Response (2021) nimmt seinen Ausgangspunkt in einer 
2017 von der Uniklinik Leipzig in Auftrag gegebenen Stimm-
studie, zufolge derer die Stimmen von Frauen in den letz-
ten beiden Jahrzehnten durchschnittlich um eine Terz 
tiefer geworden sind. Gleichermaßen überraschend wie 
empörend schien Marschner die einseitige Interpretation 
der Studienergebnisse als Folge von veränderten Rollen-
bildern und als Zeichen eines vermeintlich emanzipatori-
schen, sich letztlich aber maskulinen Verhaltensweisen 
angleichenden Akts. Indem sie Aufnahmen der ehemali-
gen britischen Premierministerin Margaret Thatcher, die 
Stimmen der digitalen Sprachassistentinnen Siri und Alexa, 
der Biowissenschaftlerin (und Hochstaplerin) Elizabeth 
Holmes und der Schriftstellerin und Philosophin Simone 
de Beauvoir mit den Aussagen einer Sprachtrainerin 
zusammenbringt, arbeitet die Künstlerin heraus, wie die 
Begriffe Feminismus und Emanzipation dekontextualisiert, 
beansprucht und in einem oftmals kapitalistisch-neolibe-
ralen Sinne vereinnahmt werden.

Corinna Mehl stellte ihr multimediales Projekt Human 
Fragments (2021) vor, in dem sie mit zwei Videos, einem 
Miniaturmodell und Fotografien herausarbeitet, inwiefern 
sich die Wahrnehmung menschlicher Körper und ihrer 
Funktionalität in einer technologisierten Gesellschaft ver-
ändert. In der Publikation Körperteilbilder macht Mehl mit 
Fotografien von Prothesen und Implantaten Objekte sicht-
bar, die den Alltag zahlreicher Menschen prägen, die den 
meisten nicht körperlich beeinträchtigten Personen je-
doch verborgen bleiben – und die gleichermaßen faszinie-
rende wie bisweilen unheimliche Zukunftsperspektiven 
eröffnen. Die Videoprojektionen Motion Studies 1 und 2 
zeigen die isoliert dargestellten gleichförmigen Bewe
gungen eines LKW-Fahrers und einer Büroarbeiterin und 
streichen dabei die Parallelen zwischen monotonen, me-
chanischen Abläufen und menschlichem Handeln heraus.  

In den Elementen von Mehls Projekt erschließen sich auch 
den Betrachter:innen neue Sichtweisen auf die Routinen, 
innerhalb derer sie ihren (Arbeits-)Alltag bestreiten.

Aspekte wissenschaftlicher Forschung kommen auch 
in der fortlaufenden Arbeit 0.0. Theory of Everything (2022) 
von Patrick Pollmeier (FH Bielefeld) zum Ausdruck. Hierin setzt 
er sich in fotografischer und installativer Form mit dem 
Bestreben auseinander, eine Art Weltformel zu finden, 
mittels derer man in der Lage wäre, das Universum in all 
seinen Bestandteilen zu entschlüsseln. Eingeteilt in vier 
Kapitel, die sich mit Relativitätstheorie, der Mathematik 
als Sprache der Wissenschaften, Evolutionstheorie sowie 
mit wissenschaftlicher Theorie im Allgemeinen beschäfti-
gen, visualisiert Pollmeier verschiedene, oftmals improvi-
siert aufgebaute Versuchsanordnungen und die ihnen 
zugrundeliegenden Gedankenexperimente. Zusammen 
kommen dabei durchaus heterogene Themenkomplexe, 
fotografische Genres, Formate und Medien, die in ihrer 
Gesamtheit etwas Obsessives widerspiegeln, das dem 
wissenschaftlichen Arbeiten inhärent ist, die zugleich aber 
auch Arbeitsprozesse veranschaulichen, die sich der all-
gemeinen Aufmerksamkeit entziehen.

Magdalena Kallenberger (HGB / Bauhaus-Uni Weimar) stellte 
die Arbeit des von ihr in Berlin gegründeten Kollektivs 
MATERNAL FANTASIES vor, das aus sieben internationa-
len Künstlerinnen und deren 14 Kindern besteht. Anhand 
von Szenen aus den experimentellen und performativen 
Filmen One Minute Sculptures (2019) und Suspended 
Time (seit 2021) legte Kallenberger dar, inwiefern die 
Künstlerinnen Mutterschaft weniger als einen Ist-Zustand 
denn als eine Praxis verstehen, mit der auch Formen von 
Wissensproduktion sowie die Erkundung des Zusammen-
spiels von intellektueller, kreativer und Fürsorgearbeit ein-
hergehen. Deutlich wurde, dass Mutterschaft etwas ist, 
das über den Bereich des Privaten hinausreicht und viel-
mehr eine von der Gesellschaft wahrzunehmende Aufgabe 
impliziert. Die unsichtbaren bzw. zumeist gesellschaftlich 
weniger anerkannten Aspekte von Care-Arbeit wurden ins-
besondere durch im Video gestellte Fragen thematisiert, 
u.a.: „Is being divorced work?“, „Is inheriting money work?“, 

„Is remembering all upcoming birthdays work?“, „Is having 
all presents nicely wrapped and ready to go, all cards 
signed with lovely, friendly, well-meaning wishes work?“.

Anknüpfend an das von Kallenberger adressierte 
Thema sprach Tonia Andresen (Uni Bochum) über zwei Foto-
serien der Künstlerin Natalia Iguiñiz (La otra und Retratos, 
beide 2001), welche die Konstellationen entlohnter Care-
Arbeit in Peru in den Blick nehmen. Andresen erläuterte, 
wie sich die Künstlerin fotohistorisch etablierte Strategien 
der Typifizierung und deren visuelle Codes aneignet, die 
Formen der Sichtbarmachung einerseits reproduzieren, 
sie andererseits durch ihre Reproduktion in einem ande-
ren Rahmen hinterfragen. Dabei setzte sie den Aufnahme-
modus von La otra, welcher sich durch die unmittelbare 
Gegenüberstellung von Nannys und den Müttern aus-
zeichnet, in Verbindung mit kolonialen, auf „Typen“ fokus-
sierenden Repräsentationsmodi und den Darstellungskon-
ventionen der in der zweiten Hälfte des 19. Jahrhunderts 
entstandenen Cartes de Visite. Dem gegenüber stellte 
Andresen die Serie Retratos, in der das Sichtbarmachen 
von Arbeit im Zentrum steht. Hier sieht man die Haus
arbeiterinnen beim Bügeln, Wäsche-Aufhängen, Geschirr-
Einräumen, Mit-Kindern-Spielen, während ihre Gesichter 
stets verdeckt bleiben.

Die Frage, wie sich Identitäten vor dem Hintergrund 
von Repräsentationspolitiken und den ihnen zugrunde
liegenden klassen- und genderspezifischen Rahmen
bedingungen formieren, wurde wiederholt thematisiert. 

fragt. Die im alltäglichen Leben streng voneinander ge-
trennten, auch gesellschaftlich sehr unterschiedlich be-
werteten Arbeitswelten werden so zugleich miteinander 
verzahnt und gegeneinander ausgespielt.

Im anschließenden Gespräch, das in eine Abschluss-
diskussion des gesamten Workshops mündete, wurden 
Fragen nach dem Charakter der Arbeit von Künstler:innen 
gestellt, zunächst nach der Möglichkeit einer sinnvollen 
Trennung in Erwerbstätigkeit und künstlerische Arbeit. 
Ganz allgemein wurde auch die zunehmende Verwendung 
des Begriffs „Arbeit“ für die Beschreibung künstlerischer 
Tätigkeit diskutiert. Dabei klang an, dass die Verdrängung 
oder zumindest partielle Vermeidung des Werkbegriffs zu-
gunsten von „Arbeit“ möglicherweise mit dem Wunsch 
nach Anerkennung der eigenen Tätigkeit durch die Gesell-
schaft, der Legitimation und der Behauptung von Relevanz 
des eigenen (künstlerischen) Tuns zusammenhängen 
könnte. Einen Schlusspunkt setzte die grundsätzliche 
(ungelöste) Frage, ob künstlerische Tätigkeit tatsächlich 
Teil des Systems der Arbeitswelt sein will und kann, oder 
ob sie nicht doch als bewusste Alternative hierzu verstan-
den werden sollte.

ABENDVORTRAG Urs Stahel

The MAST Collection
A Visual Alphabet  

of Industry, Work and 
Technology

Seit rund zehn Jahren sammelt die Fondazione MAST 
konsequent Fotografien, Alben und Videos zu den Themen 

„Industrie, Arbeit und Technologie“, ein bis zwei Jahre 
bevor Isabella Serágnoli die Institution MAST, Manifattura 
di Arti, Sperimentazione e Tecnologia, in Bologna eröff-
net hat. Bis jetzt umfasst die Sammlung rund 6000 Foto
grafien sowie eine Vielzahl an Alben mit weiteren 3000 bis 
4000 Fotografien. Darunter befinden sich zahlreiche Werke 
von berühmten Fotograf:innen und Künstler:innen, aber 
auch solche ohne jeglichen Hinweis auf die Urheber:innen. 
Die Sammlung der Fondazione MAST betreibt einerseits – 
mittels Fotografie und Video – visuelle Grundlagenfor-
schung, Ursachenforschung und Geschichtsschreibung, 
sie folgt den Produktionsabläufen, den Bedingungen, 
Resultaten und Folgen der Industrie, der Technologie und 
der Arbeitswelt. Andererseits ist sie eine Sammlung, die 
sich bemüht, möglichst überzeugende, starke, eindrück-
liche, auch seltene Bilder dieser wenig beachteten Welt  
zu vereinen. 

Enge und Weite: Begriff der Industriefotografie

Meyers Konversations-Lexikon begriff 1876 die Industrie 
als „die Gesamtheit derjenigen Arbeiten, welche die Erhö-
hung des Werths der von der Natur dargebotenen Roh
stoffe … mittels technischer Verrichtungen zum Zwecke 
haben; im engeren Sinne versteht man darunter insbeson-
dere den fabrikmäßigen Gewerbebetrieb …“. Die Vorstel-
lung von „Industrie“ umfasste anfänglich lediglich die ma-
schinelle Verarbeitung von Rohstoffen und die Produktion 
von Waren in Fabriken. Entsprechend eng war auch die 

Vorstellung von der Industriefotografie. Der Fotohistori-
ker Thilo König hält 2021 fest: „Weder Darstellungen der 
Rohstoffgewinnung, etwa von Kohle und Eisenerz in Berg-
werken, noch der weiterführenden Arbeit mit industriell 
hergestellten Fabrikaten, so beim Bau von Gebäuden, 
Türmen, Brücken, Straßen oder Eisenbahnlinien, zählen im 
engeren Sinn zum Themengebiet Industriefotografie. 
Wenn also zum Beispiel László Moholy-Nagy, Germaine 
Krull oder Herbert Bayer um 1930 die Stahlkonstruktio-
nen des Eiffelturms oder der Schwebefähre im Hafen von 
Marseille als technische Ingenieursleistungen fotografier-
ten, ist dies nicht eigentlich Industriefotografie, sondern 
eher eine weitergehende Visualisierung von Zeugnissen 
der Industriekultur.“ 1

In städtebaulicher Hinsicht sah die Verortung von 
Industrie lange Zeit ähnlich eng gefasst aus: hier das Dorf 
und etwas entfernt das Gewerbe; oder hier die Stadt und 
außerhalb der Stadtmauer die Fabriken. Ein zentraler 
Grund dafür war meist die mögliche Brandgefahr durch 
metallurgische Prozesse. Es gab also eine klare Trennung 
von Lebens- und Arbeitsform. In der ersten Hälfte des 
20. Jahrhunderts begannen die Kleinstädte zu wachsen, 
mit der Zeit standen die Fabriken, einst fuori muri, nun voll-
ends im Stadtgefüge. Städte und Fabriken verwuchsen 
gleichsam miteinander und mit ihnen die Zulieferer, die 
Energieproduzenten, die Entsorgungsfirmen, die Verkäu-
fer:innen, die Kinderbetreuer:innen und vor allem jene, die 
in die Anliefer- und Auslieferungswege verwickelt waren. 
Das Produktionsvolumen stieg an und damit auch die Aus-
wirkungen. Es entwickelte sich ein System, in dem alles 
dem neuen industriellen Takt unterworfen wurde. Arbeits-
beginn, Arbeitsende, in zwei oder drei Schichten. Die Enge 
der Definition von Industrie wurde also gleichsam durch 
die neue Realität selbst gesprengt. In der Folge hat sich 
auch der Begriff der Industriefotografie stark erweitert. In 
diesem Sinne haben sich die Themen der Ausstellungen 
an der Fondazione MAST über die Jahre erweitert. Das kön-
nen wir besonders an den Ausstellungen der Jahre 2020 
und 2021, sehen: Uniform, Industrial Portraits – Walead 
Beshty, MAST Foundation Grant of Industrial Photography, 
Innovation, Richard Mosse – Displaced und Ando Gilardi – 
Fototeca. Arbeitskleider, Uniformen, industrielle Porträts 
aus dem Kunstmarkt, die Verbindung von kriegerischer 
und ziviler Industrie und ihrer Erfindungen, das Großthema 
des Kolonialismus und des Anthropozäns bei Richard 
Mosse, mit all seinen Auswirkungen, sowie die Realisie-
rung eines riesigen Archivs von gedruckten Bildinformatio-
nen durch den Fotografen und Fotohistoriker Ando Gilardi. 

Verschiedene Arten von Industriefotografien

Stellen Sie sich ein Fabrikgebäude vor, ein simples funk-
tionales Gebäude, erstellt mit einer Eisenstruktur, die 
anschließend verschalt wurde, oder ein historisierendes 
Gebäude, das Baustile der Vergangenheit zitiert und wie 
ein kleines Schlösschen daherkommt, oder ein Gebäude 
der Avantgarde, der Moderne, im Stile des frühen Bauhaus 
errichtet. Diese Gebäude, vor allem die frühen, fotogra-
fierte der Industriefotograf (äußerst selten die Industrie-
fotografin) einst aufwendig mit der Großformatkamera, die 
Negative im Format 4 × 5 Inch, 8 × 10 Inch oder 10 × 12 Inch 
erlaubt, die bearbeitet und so lange umkopiert und retu-
schiert werden konnten, bis das Bild der Fabrik perfekt das 
wiedergab, was es symbolisieren sollte. Zum Beispiel den 
Erfolg einer Firma, die über Jahrzehnte gewachsen ist und 
zum 50-, 100- oder 150-Jahre-Jubiliäum stolz zeigen will, 
was man erreicht hat, wie man für das Dorf, die Stadt, die 
Umgebung ein wichtiger Wirtschaftsfaktor geworden ist.

Im Inneren des Gebäudes fotografierte er alles: Jede:r neu 
eintretende Mitarbeiter:in wurde als junge Person beim 
Eintritt porträtiert und dann wiederum als alte Person, 
wenn er oder sie mit 65 Jahren pensioniert worden ist. 
Eine eindrückliche Lebensspanne, miteingeschlossen 
Heirat, Kinder und möglicherweise ein allmählicher Auf-
stieg in der Firma. So lange, wie die Vorstellung von Beruf 
mit Berufung, Leben als Verpflichtung, Firma als Hort der 
Sicherheit und Fürsorge einherging und bevor der Beruf 
zum Job wurde, wechselhaft, unsicher. Er fotografierte 
auch Arbeitsabläufe, stellte Manuals her, die Produktions-
straßen visualisieren, Handgriffe demonstrieren, Anleitun-
gen ermöglichen, er dokumentierte Materialien – Stahl, 
Aluminium, Glas, Gummi – und verschiedene Material-  
und Produktionsschäden. Er fotografierte Unfälle, Schutz
vorkehrungen, Sicherheitsmaßnahmen, Schutzbrillen, Hy-
gienemaßnahmen, Besuchstage, Firmenbesichtigungen, 
wenn Prominenz oder die Politik eine Fabrik besucht. Im 
Zentrum seiner Arbeit stand aber immer wieder das Pro-
dukt. Das, was die Firma herstellte, musste ins beste Licht 
gerückt werden, musste fein säuberlich geputzt, mit auf-
wendigen Lichtmaßnahmen und Lackspray zum Leuchten 
gebracht und schließlich bei der Aufnahme mit weißen 
Tüchern vom Rest der Fabrikhalle abgeschirmt werden. 

Stellen Sie sich nun das gleiche Haus nochmals  
vor, die gleiche Fabrik. 1890 gebaut, in Turin oder Bologna, 
in Essen, Dortmund, Zürich, Birmingham oder Pittsburgh 
und dann in mehreren Etappen erweitert. Einst am Stadt-
rand errichtet, steht die Fabrik jetzt mitten in der Stadt. In 
den 1930er-Jahren musste sie viele Arbeiter:innen entlas-
sen, mit der anlaufenden Hochkonjunktur nach dem Krieg 
begann sie bald auch globale Geschäfte zu machen. Mit 
der Zeit steht sie oft im Kreuzfeuer der Kritik. Sie wird we-
gen verschmutzten, verunreinigten Abwässern kritisiert, 
es gibt Arbeitsniederlegungen in der Fabrik und Streiks vor 
den Fabriktoren, Arbeitnehmerorganisationen, Gewerk-
schaften organisieren Widerstand gegen das Unterneh-
men. All diese Ereignisse werden nicht mehr vom Fabrik-
fotografen eingefangen. Im Gegenteil, jetzt sind die 
Pressefotograf:innen aktiv, die Reportagefotograf:innen 
oder die sozial engagierten Dokumentarfotograf:innen. 
Ihren Bildern verdanken wir eine Visualisierung der Natur-
schäden, die durch Fabriken angerichtet werden, bis die 
Kläranlage endlich in Betrieb ist und die Schwermetalle  
in den Gewässern abnehmen. Diese Fotograf:innen ver-
suchen in die Fabrik einzudringen, scheitern dabei oft am 
Portier und können erst mit Hilfe von Innen die Fabrik
halle betreten. Lewis Hine hat sich bekanntlich als Pfarrer 
verkleidet, um Zugang zu den Textilfabriken der USA zu 
bekommen und die verbotene Kinderarbeit fotografisch 
dokumentieren zu können. Sie fotografieren nicht frontal, 
hellen den Raum nicht auf, vielmehr fotografieren sie von 
der Seite, mit Schrägsicht, damit sich jeder Ölfleck zeigt, 
jedes Staubkorn, damit sich der Schmutz der Fabriken in 
den Fotografien manifestiert. Sie vertreten nicht mehr die 
Ideologie des Hauses, sondern die Not und die Ideologie 
der Arbeiter:innenbewegung, das Feld der sozialen Land-
schaft, in die diese Fabrik auch eingebettet ist. 

Nun stellen Sie sich die Fabrik sogar ein drittes Mal 
vor. Dieses Mal fotografiert aus dem Helikopter, vielleicht 
von einer Drohne aus. Ein Künstler, eine Künstlerin unter-
sucht, zusammen mit einem Städteplaner, das Wachstum 
der Siedlung, des Quartiers, der Stadt, untersucht den 
Einfluss von neuen Industrien auf die jeweiligen Quartiere 
und auf die Durchmischung der Bevölkerung. Er oder sie 
will gar nicht in diese Fabrik eintreten, sondern ist viel-
mehr interessiert an dem System, dem Wechselspiel von 
Investition und Wachstum, den Abgrenzungen zwischen 

Arbeiter:innen- und Villenviertel, der Gentrifizierung einst 
grauer Industriequartiere. Er oder sie verfolgt, wie die Miet-
preise in die Höhe schießen, wenn ehemalige Fabrikareale 
für Investoren interessant, wenn leerstehende Fabrikteile 
zu Kulturzentren werden. In einer Ausstellung wird diese:r 
Künstler:in einen Videofilm zeigen, eben diesen Drohnen-
film, und vor dem Projektionsraum eine riesige Landkarte 
aufhängen mit vielen kleinen Fotos drauf, angereichert  
mit Statistiken. Die neuen Technologieparks als System, 
Industrie und Klima, Hightech und Fortschritt, Post-Indus-
trie und Gesellschaft, neue Technologien und das Verhal-
ten der Menschen darin: eine strukturelle, systemische 
Betrachtungsweise, ein Mapping.

Das Alphabet – die große Sammlungsausstellung 

Um die Sammlung des MAST umfangreich beredt zu ma-
chen, verwendeten wir 2022 in einer großen Sammlungs-
ausstellung 53 Begriffe, für Themen, Berufe, Funktionen 
und Werte aus der Welt von Industrie und Arbeit, denen wir 
die rund 500 Fotografien, 20 Alben und 10 Videos zuord-
neten. Diese Begriffe waren in der Ausstellung alpha
betisch geordnet, sie reichten von „Abandoned“ bis zu 

„Waste“, „Water“, „Wealth“ und „Worker“. Einzelne Folgen 
lasen sich dann so: „Appropriation, Architecture, Artificial 
Intelligence, Blast Furnace“, „Bridges, Canteen, Capita-
lism, Car, Casting“, „Craft, Dam, Development, Digital, 
Female Worker, Financial Business, Food Industry, Forge, 
Form“, „High Voltage, Ideology, Industrial Exhibition, 
Industrial Landscape“, „Leisure, Lunch Break, Machine, 
Manifestation oder Robot, Scaffolding, Science, Security 
& Health, Service Industry“. Fett geschrieben waren die 
Themen, die in der Ausstellung behandelt wurden, in heller 
Schrift jene Themen, die mitgedacht, die mitbehandelt 
werden könnten / müssten. Die visuellen Verbindungen, 
Schnittstellen, die sich durch die alphabetische Ordnung 
ergaben, waren manchmal treffend, manchmal stark kon-
trastierend, oft auch erfrischend unverhofft. Es prallten 
zum Beispiel düstere schwerindustrielle Landschaften 
auf „helle“ hochtechnologische Apparate, schweißtrei-
bende Handarbeit, handwerkliche Geschicklichkeit auf 
digitale Welten, auf automatisierte Datenverarbeitung 
oder Manifestationen auf den Markt und Markt-Crash, auf 
Migration und Office Work, schmutzige Accidents prallten 
auf strahlendes Advertising.

Das gleiche geschah bei den rund 200 Fotografen 
und Fotografinnen und den 500 Fotografien. Hier trafen 
sich unterschiedliche Haltungen, Wahrnehmungen und 
Gestaltungen. Dokumentarische Fotografie traf auf in
szenierte, konzeptualisierte Fotografie, alte Papiere und 
Verfahren wie Albuminprints auf neueste Digitaldrucke, 
kohlig-schwarze auf grellfarbene digitale Abzüge usw. 
Zeitlich abgetrennt haben wir lediglich das 19. Jahrhun-
dert, also die Frühzeit der Industrialisierung und der 
Geschichte der Fotografie, und dies hauptsächlich aus 
konservatorischen Gründen. Inhaltlich wurde die Haupt
linie der Ausstellung immer wieder unterbrochen durch 
Porträts von Arbeitenden, Leitenden, von Arbeitslosen, 
Arbeitssuchenden, von Migranten und Migrantinnen. –  
Wir erlebten damit gleichsam, wie eine Verschlagwortung 
der ausgestellten Werke zu einem Aufeinanderprallen von 
Teilbereichen und damit in den Augen von uns Betrach-
ter:innen zu neuen Ideen und Erkenntnissen führen kann.  

Mit dem Abendprogramm wechselte der Workshop die 
Perspektive von der künstlerischen Produktion hin zum 
Sammeln und Ausstellen von Bildern der Arbeit. Urs Stahel 
stellte in seinem Vortrag The MAST Collection. A Visual 
Alphabet of Industry, Work and Technology die von ihm 
aufgebaute Sammlung in Bologna zu diesem von Markt 
und musealen Sammlungen wenig beachteten Bildgenre 
vor, von dem hier eine gekürzte Version abgedruckt ist.  
Er zeichnete zunächst die Entwicklung der Industriefoto
grafie nach und erläuterte anschließend die titelgebende 
Sammlungsausstellung, die 2022 im MAST zu sehen war.

Eine abschließende Podiumsdiskussion, an der ne-
ben Urs Stahel auch Thomas Seelig (Museum Folkwang) und 
Jeannette Stoschek (MdbK) teilgenommen haben, erwei
terte mit Einblicken in die Fotosammlungen in Essen und 
Leipzig die Diskussion. Die Orte der Sammlungen in 
Bologna, Essen und Leipzig verbindet die industrielle Prä- 
gung der Regionen und ein damit einhergehender Struktur
wandel, was sich wiederum in den Museen spiegelt. Die 
Sammlung von Fotografien im MdbK ist eher klein und 
stark von der Geschichte des Hauses geprägt. Bilder zum 
Thema Arbeit finden sich dort vor allem in dem Nachlass 
von Evelyn Richter, in einem Konvolut von Bildern von Foto-
graf:innen aus der DDR, in der von der BMW Group ge-
schenkten Sammlung AutoWerke und unter einzelnen 
zeitgenössischen Werken. In seiner 65000 Objekte um
fassenden Sammlung bildet sich im Museum Folkwang 
Arbeit als ein thematischer Schwerpunkt ab. Neben den 
Werken der Dokumentarfotografie Förderpreise, die in die 
Sammlung eingehen, sind u.a. Projekte von ehemaligen 
Studierenden des Hochschullehrers und Kurators Otto 
Steinert zu dem von Industrie geprägten Ruhrgebiet eben-
so enthalten wie kleinere und größere Serien diverser Bild
autor:innen. Im Zuge der Sammlungspräsentationen Neue 
Welten findet zudem eine Neubefragung der Bestände und 
deren inhaltliche (Re-)Kontextualisierung statt. Zuletzt 
wurden bspw. Susan Meiselas’ Carnival Strippers in einem 
Raum unter dem Begriff Arbeit ausgestellt. Die Sammlung 
des MAST umfasst ca. 6000 Werke sowie rund 300 Alben 
ausschließlich aus dem Gebiet der Industriefotografie aus 
dem angewandten Bereich sowie von Künstler:innen.

Die Frage, welche Macht fotografische Bilder haben, 
sozialpolitisch etwas zu verändern und wie sich das Ver-
schwinden von traditionellen Industriezweigen im foto-
grafischen Erbe niederschlägt, wurde in der Diskussion 
aufgeworfen. Urs Stahel wies darauf hin, dass die klassi-
sche Industriefotografie seit den 1970er-Jahren zerfällt 
und die firmeneigenen Fotografie- und Lithoabteilungen 
vielerorts aufgelöst wurden. Wird ein Unternehmen an 
ausländische Investoren verkauft, interessiert sich die 
neue Unternehmensleitung in der Regel nicht für den foto-
grafischen Nachlass. Selbst wenn die Eigentümer:innen 
nicht wechseln, werden Firmenarchive bis heute container
weise entsorgt. Auch der Versuch, das fotografische Erbe 
zu konservieren, schützt den Bestand aufgrund zuweilen 
amateurhafter Reproduktionsmethoden nicht zwangs
läufig. Da es sich bei Firmeneigentum um Privatbesitz 
handelt, besteht keinerlei Bestandsschutz und so wird mit 
den Archiven ein Teil unseres Geschichtsbildes ausradiert. 
Manchmal gehen Firmenarchive in Museumssammlungen 
ein, wie etwa im Fotomuseum Winterthur geschehen. Heu-
te wird in der Industrie häufig entweder von Amateur:innen 
fotografiert oder eine Werbeästhetik verfolgt und damit 
ein völlig anderes Bildgedächtnis erzeugt. Im Osten 
Deutschlands trug die politische Wende 1989 zum Verlust 
vieler Archive bei. Jeannette Stoschek berichtete, dass sie 
bei einer Recherche zu von Evelyn Richter fotografierten 
Produktionsvorgängen auf große Lücken oder lediglich 

Zusammenfassungen stieß. Letztlich konnte sie aus Kor-
respondenzen von Künstler:innen Rückschlüsse auf die 
Arbeitsabläufe ziehen. Thomas Seelig verwies auf zwei 
Ausstellungsprojekte, in denen der soziale Aspekt in Zu-
sammenhang mit Arbeit hervorgehoben wurde: zum einen 
The Hobbyist (Fotomuseum Winterthur, 2017/18), bei dem 
private fotografische Interessen im Mittelpunkt standen 
und es die Herausforderung war, dass es für solche Auf-
nahmen keine Archive gibt. Zum anderen das Projekt 6 1/2 
Wochen – Les Cracks & Vincen Beeckman, bei dem Woh-
nungs- und Arbeitslose ihren Alltag in Brüssel dokumen-
tierten. Gemeinsam mit ihnen wurde 2022 für die Museums
ausstellung in Essen eine passende Präsentationsform 
gesucht wobei bestehende Autoritäten aufgelöst wurden.

Fragen, wie Arbeit zukünftig fotografisch dokumen-
tiert wird und welche Formen von Fotografie in der Indus-
trie eine Rolle spielen werden, beschlossen die Podiums-
diskussion und den Workshop-Tag. Spekuliert wurde, dass 
die Industriefotografie in Zukunft lockerer daherkommen 
könnte, da häufig Mobiltelefone als Aufnahmeapparate 
dienen. Bildmotivisch sind die Verschiebung von Arbeits-
stätten in Büros bzw. Aufnahmen in mikroskopischer Prä-
zision prägend, wobei solche Tätigkeiten auf visueller Ebene 
deutlich schwieriger vermittelbar sind als beispielsweise 
das Hantieren mit einem Hammer. Nicht zuletzt spielt Foto
grafie in Produktionsabläufen zur Generierung von Daten, 
die beim Einsatz künstlicher Intelligenz als Entscheidungs-
basis dienen, eine ausschlaggebende Rolle, wie Armin 
Linke in dem gemeinsam mit Estelle Blaschke entwickel-
ten Ausstellungsprojekt Image Capital (Museum Folkwang, 
Essen; MAST, Bologna; Centre Pompidou, Paris, 2022/23) 
am Beispiel von industrieller Orchideenzüchtung vor Augen 
führt. Die Weiterentwicklung der Fotografie zur Material
kontrolle hat nur noch wenig mit den künstlerischen Aus-
formungen des Mediums zu tun, wie wir es bisher kennen. 
Der Mensch spielt bei der Produktion und Auswertung der 
Bilder keine Rolle mehr. Offen bleibt, wie Kurator:innen, 
Künstler:innen und Bildwissenschaftler:innen mit diesen 
Entwicklungen produktiv umgehen.

Christin Müller

Arbeit prägt unsere Lebensrealität maßgeblich und struk-
turiert das Verhältnis von Individuum und Gesellschaft. 
Der Begriff selbst ist heterogen und in seiner Komplexität 
nicht leicht fassbar. Er beschreibt eine Tätigkeit oder ein 
Erzeugnis. Arbeit verweist darüber hinaus auf vieles mehr: 
auf Werktätige, deren Handgriffe, Arbeitsmittel, auf Her-
stellungsprozesse, Orte, Strukturen, Produktivität, globale 
Zusammenhänge, Hierarchien, Machtverhältnisse, Politik 
und öffentliche Repräsentation usw. Im Zuge der Automa-
tisierung und Flexibilisierung ebenso wie der Digitalisie-
rung und deren Beschleunigung aufgrund der Corona-
Pandemie erfolgt ein radikaler Wandel.

Wie diese Themen in fotografische Bilder übersetzt 
werden kann, war die zentrale Frage des Workshops Arbeit 
im Bild, der am 28. Oktober 2022 im Museum der bildenden 
Künste (MdbK) in Leipzig stattfand. Die Veranstaltung war 
Teil des Stipendiums der Dokumentarfotografie Förder-
preise, die seit 1994 alle zwei Jahre von der Wüstenrot Stif-
tung in Kooperation mit dem Museum Folkwang Essen 
vergeben werden. Der Fokus des Preises liegt auf der Aus-
einandersetzung mit der realen Lebenswelt sowie zeitge-
nössischen Formen der Repräsentation durch das Medi-
um Fotografie. Neben einer Ausstellung und einem Katalog 
ist ein diskursives Format zum direkten Austausch über 
gegenwärtige Fragen der Dokumentarfotografie wichtiger 
Bestandteil der Förderung. Für den 13. Jahrgang haben wir 
erstmals einen Workshop durchgeführt und dazu Teilneh-
mer:innen von fünf Hochschulen eingeladen.

Anlass für das Workshop-Thema Arbeit im Bild waren 
die Projekte der 13. Preisträger:innen, die alle um die 
Themen Arbeit und Körper kreisen. So steht das Verhältnis 
von Arbeit, Ideologie und politischen Versprechen im Zen-
trum von Heiko Schäfers Projekt Disziplinierte Produktion 
(2020–21). Für seine Bild- und Textarbeit besuchte er eine 

Textilfabrik in Wuppertal, eine Essensausgabe in Krefeld 
und eine selbstorganisierte Hartz-IV-Beratung in Köln. Für 
ihre Werkgruppe Textilarbeiterinnen fotografieren (2018–
22) reiste Sabrina Asche mehrfach nach Bangladesch und 
machte ebenjene Frauen zu Dokumentaristinnen ihres 
Lebensalltags, trat mit ihnen in Workshops in Austausch 
und entwickelte aus diesem Archivmaterial eine Stoff
installation und eine Videoarbeit. Die neuen Arbeitswelten 
und den Übergang von der Work-Life-Balance zu einem 
Work-Life-Blending erkundet Luise Marchand mit ihrer 
multimedialen Installation Liquid Company – Flüssige 
Gesellschaft (2020–21), für die sie Profile in Jobportale 
eingespeist, an Teambuilding-Events teilgenommen und 
in Co-Working-Spaces gearbeitet hat. Wenzel Stählins 
Arbeit Konstruktion. Vorschlag für eine Recherche (2021) 
konzentriert sich auf die Prägung von Architektur durch 
den männlichen Körper. In Fotografien und einer Video
installation beschäftigt er sich mit den normativen Vorstel-
lungen, die architektonischen Entwürfen von Büro- und 
Privatgebäuden innewohnen. 

Die Befragung des Begriffs Arbeit erweiterte sich in 
vier Panels mit den Beiträgen der eingeladenen Studieren-
den der Fotografie von der Fachhochschule Bielefeld, 
Folkwang Universität der Künste Essen, Hochschule für 
Grafik und Buchkunst Leipzig und der Kunsthochschule 
Kassel sowie Promovierenden des Graduiertenkollegs Das 
Dokumentarische. Exzess und Entzug der Ruhr-Universität 
Bochum. Vorgestellt wurden abgeschlossene künstleri-
sche Werke, Projekte im Prozess und theoretische For-
schungsarbeiten in unterschiedlichen Stadien. Die Projek-
te der Studierenden werden hier von den Moderator:innen 
der jeweiligen Panels zusammenfassend vorgestellt. Auf 
der Posterseite dieses Beilegers sind Bilder und Zitate der 
Sprecher:innen von dem Workshop-Tag versammelt. 

Augenfällig wurde zum einen, wie die Logik der Arbeit alle 
Lebensbereiche durchdringt – sei dies in Form von Arbeit 
am Selbst und seiner Optimierung, dem obsessiven Ab-
arbeiten an bestimmten Themen im Zuge wissenschaftli-
cher Forschung oder in Form (unbezahlter) reproduktiver 
Arbeit. Zum anderen machten die Beiträge deutlich, dass 
die Sichtbarkeit oder Unsichtbarkeit von Arbeit in vielen 
Fällen nicht zuletzt eine Frage des Geschlechts ist.

PANEL 3 Christin Müller
Kuratorin DF13

HIERARCHIE &
AKTIVISMUS
Hierarchie und Aktivismus waren die verbindenden Begriffe 
des dritten Panels. Die vorgestellten Projekte setzten bei 
gesellschaftspolitischen Fragestellungen an und blickten 
aus verschiedenen Perspektiven auf das, was das Privat- 
und Berufsleben von Arbeiter:innen bestimmt. Sie erfor-
schen, wie sich Machtverhältnisse und soziale Ungleichheit 
ebenso wie Selbstermächtigung und Stillstand in Bilder 
übersetzen lassen.

Ragna Arndt-Marić (FH Bielefeld) befragt mit Eden’s Eve 
(2022) ihre eigene gesellschaftliche Verantwortung als 
Fotografin und Künstlerin. Einerseits beschäftigt sie, wie 
sie mit ihrer Arbeit medienimmanente Hierarchien der Foto
grafie umgehen kann. Andererseits möchte sie menschen-
gemachte soziale Ungerechtigkeiten, wie Patriarchat und 
Rassismus, sichtbar machen. Angeregt von dem Zitat „Es 
sind nicht die Unterschiede, die uns lähmen, sondern 
Schweigen“ der US-amerikanischen Aktivistin Audre Lorde 
initiiert Arndt-Marić bei ihrer Arbeit einen Dialog, um Foto-
grafie als Machtmittel anders produktiv zu machen und 
das Schweigen bestimmter Bevölkerungsgruppen zu bre-
chen. Dazu begibt sie sich mit den Bildprotagonist:innen 
in einen, wie sie es beschreibt, „improvisatorisch-partizi-
patorischen Prozess“, bei dem Fotografien gemeinsam 
inszeniert werden und in einer selbst gewählten Form 
(etwa mit gesprochenen Texten) die persönlichen Gedan-
ken der Protagonist:innen zur gegenwärtigen und zukünf-
tigen Gesellschaft Eingang in die Werkgruppe finden.

Johannes Hör (Folkwang UdK) fotografiert in seinem 
Projekt Gesten des Arbeitskampfes (AT) die Momente der 
Auflehnung von Arbeitnehmer:innen. 2022 hat er dafür die 
77 Tage Arbeitskampf des Pflegepersonals von 22 Kranken
häusern in NRW begleitet. Sein Blick auf den öffentlichen 
Kampf gegen die problematische Situation in den Kliniken 
ist empathisch wie analytisch. Er zeigt die Menschenmas-
sen, die wütend, fröhlich, motiviert oder erschöpft sind, und 
deren Ausstattung mit Schildern, Bannern, Warnwesten. 
Sichtbar wird dabei, wie der gewerkschaftliche Hintergrund 
die Ästhetik der Streikzügeprägt: durch Hochglanzmate-
rial mit einheitlichem Corporate Design sowie Ausstattung 
mit Konfettikanonen und Lautsprechersystemen, und er 
beobachtet, wie sehr der Streik der Arbeitnehmer:innen 
und die Positionierung von deren Gegenüber einer Insze-
nierung ähneln, die sich wiederholt und in dieser Wieder-
holung ermüdet. Nicht zugänglich sind für Hör die konkre-
ten Verhandlungen zwischen Verdi und dem Land NRW, 
fotografisch festhalten lässt sich nur der öffentlich statt-
findende Teil des Arbeitskampfs – und somit nur das Vor- 
und Nachher der Verhandlungen, die zu einer Veränderung 
der Arbeitssituation führen.

Die Projekte von Simon Grunert, Julia Autz (beide FH Bielefeld) 
und Clarita Maria (HGB) verbindet der geopolitische Rah-
men als Bezugspunkt für die Auseinandersetzung mit 
dem Thema Arbeit. Mit dem Stillstand als Gegenteil von 
Arbeit beschäftigt sich Julia Autz in While I Was Waiting 
(2017–19). Sie macht mit ihren Bildern das Vakuum von 
jungen Menschen in Belarus sichtbar, denen es aufgrund 
ihrer nicht systemkonformen Lebensweise oder politi-
schen Einstellung nicht möglich ist, zu arbeiten. Statt aktiv 
ihr Leben zu gestalten, verharren sie in einer Resignation. 
Autz reiste für ihre Bilder mehrfach zwischen 2017 und 
2019 in den repressiven Staat und lernte die von ihr foto-
grafierten Personen nach und nach über persönliche Kon-
takte kennen. Ihre Fotografien entstanden im öffentlichen 
Raum, in den privaten Räumen der Belaruss:innen und mit 
Blicken aus dem Fenster an der Grenze zwischen innerer 
und äußerer Realität. Zusammengefasst in einem Buch, 
überträgt sich das Gefühl der Ausweglosigkeit und Tris-
tesse der jungen Menschen in der Wiederholung von ähn-
lichen Räumen und Bildstimmungen.

Simon Grunerts Projekt Jenga (Swahili für bauen) 
hat seinen Ausgangspunkt bei der Gestaltung der post-
kolonialen Gesellschaft Tansanias. Er beobachtet, wie sich 
das nation building des verhältnismäßig jungen Staates in 
der Baukultur des Landes manifestiert. Mit diesem Fokus 
blendet er die postkoloniale Gesellschaft und ihre konkre-
ten Aktivitäten in seinen Bildern aus – nie sind Personen 
oder konkrete Arbeit zu sehen. In seinen Fotografien reprä-
sentieren stattdessen platzierte Steine, Rohbauten, Flie-
senmosaike, Säulen, deren Struktur, Anordnung und Far-
bigkeit die Idee einer sich aufbauenden Nation. In ihrer 
schlichten, widerständigen Existenz manifestiert sich der 
Fortschritt der Gesellschaft, deren Aufbau, Wandel oder 
auch Scheitern. In reduzierten und abstrakten Aufnahmen 
materialisiert sich das, was die Basis der selbstgeschaffe-
nen Identität dieses Landes sein kann. 

Clarita Maria bezieht sich ebenfalls auf die Situation 
in einem postkolonialen Staat in Afrika. Sambia stand  
vor der Unabhängigkeit 1964 unter britischem Protektorat 
und trug den Namen Northern Rhodesia. Der Titel ihrer 
sich noch im Entstehen befindenden Werkgruppe, Neo 
Rhodesia, verweist auf die neuen geopolitischen Einflüsse 
von China im Rahmen der sogenannnten One-Belt-One-
Road-Initiative. Mit eigenen sowie gefundenen Fotogra-
fien und Filmen, Interviews und Audioaufnahmen macht 
die Künstlerin sichtbar, wie die Arbeits- und Lebenssitua-
tion der Sambier:innen von Chinas Bestreben des Auf-
baus interkontinentaler wirtschaftlicher Infrastrukturen 
geprägt ist. Das wirtschaftliche Engagement bringt einen 
Geldsegen, hat zugleich aber auch einen nachhaltigen Ein-
fluss auf die Entwicklung von Gesellschaft, Kultur und 
Ökonomie des Landes. 

Die Werkgruppe Rășinari (AT) (2021) begann mit einer 
Faszination für den Koloss von Ostermunzel, von dem 
Florian Wendler (HGB) in einem Werbevideo einer Firma für 
Schwerlasttransporte erfahren hatte. Kurz nachdem er die 
gefilmte Bergung dieses drei mal drei Meter großen Find-
lings aufgestöbert hatte, stieß Wendler auf ein Zitat des 
französisch-rumänischen Schriftstellers Emil M. Cioran: 

„59 Sekunden von jeder meiner Minuten waren dem Leiden 
gewidmet, dass es mir nicht bestimmt ward, ein Stein zu 
sein.“ Beides löste eine Recherche über Steinbearbeitung, 
die dazugehörigen Werkzeuge, Steinindustrie und Berg-
bau ebenso wie zu Cioran selbst aus. Das Material gab 
wiederum den Anstoß für neue Fotografien, eine Samm-
lung von Texten und gefundenen Bildern sowie erste Ver-
suche, Abgüsse von Werkzeugen aus Silikonkautschuk 
herzustellen, um in einer sich verändernden Installation 
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Frauke Rohenkohl 
Business as Usual. Bewegungs
abläufe der Industrie anhand  
der Wertschöpfungskette von 
Ledererzeugnissen, 2021

In den 70er-Jahren ist der Umweltschutz in Europa zu einer Art Novum geworden 
und hat dabei eine institutionelle Gestalt angenommen. Umweltschutz wird 
immer präsenter. Das führt dazu, dass umweltschädliches Gewerbe ins Ausland 
verlagert wird oder eben hochmodernisiert zurückbleibt.

Yanru Zhang
Fahrradreparatur von der Familie 
Xin (AT), 2022

Was diesen Ort besonders auszeichnet, ist die Kreuzung von Leben und Arbeit, 
wo der Lebensraum und der Arbeitsraum nicht mehr zwei völlig getrennte 
Räume sind, sondern sich vermischen und die Grenze zwischen Leben und 
Arbeiten verwischt.

Lucas Melzer 
24 h Kunigundishof, 2021

Eine Kirche im Zentrum und in U-Form eine Siedlung darum zu bauen, ist ein 
Symbol für eine sehr konservative Gesellschaftsordnung. Dahinter ist noch die 
Salzmann-Fabrik, die war früher der Ort der Arbeit vieler Leute, die dort lebten. 
So hat man aus diesen Wohnungen die Kirche omnipräsent und aus ziemlich 
vielen auch den Blick auf die Fabrik.

Nathalie Valeska Schüler 
Aufriss, 2022

Dadurch, dass es Sozialwohnungen sind, gibt es natürlich einen starken Bezug 
zum Arbeiter:innenwohnen bzw. ist klar, dass dort Menschen aus dem Niedrig-
lohnsektor wohnen. Also Leute sind darauf angewiesen, dort zu wohnen.

Elisabeth Stiebritz 
Conne Island, 2021

Mein Anspruch ist es nicht, Einzelpersonen abzubilden und denen durch ein 
Einzelporträt eine heroische Position im Kollektiv zu geben, denn diese Räume 
funktionieren eben einfach aufgrund der Kollektive.

Kathrin Maurer 
Time Out (AT), seit 2021

Die Räume sind dazu da, um Pause zu machen, nicht um sich zu entspannen, 
sondern um Energie zu tanken und dann wieder effizienter arbeiten zu können 
und auch die Leistung zu steigern, um am Ende des Tages den Job gut zu 
erledigen.

Tess Marschner 
Call / Response, 2021
(Visuals: Dean Wallflower)

Die Mehrheit der Sprachassistenten ist standardmäßig weiblich, prominente 
Beispiele sind Siri und Alexa. Eine Kritik daran ist, dass sich eine Logik von 
Care- und Beziehungsarbeit und Verfügbarkeit auf einer technischen Ebene 
fortsetzt und damit auch Technikargumente oder Formen von Naturalisierung 
bestärkt.

Corinna Mehl 
Human Fragments, 2021

In der Arbeit geht es insgesamt um die Nutzung des menschlichen Körpers in 
Arbeitszusammenhängen, um die Zurichtung von Körpern durch Interaktion mit 
technischem Gerät, aber auch um die Anpassung des technischen Geräts an 
den Körper.

Patrick Pollmeier 
0.0. Theory of Everything, 2022

Ich fand es interessant, die Gedankenexperimente zu fotografieren oder 
Entsprechungen zu finden und damit auch das Denken an sich oder auch das, 
was zunächst unsichtbar ist, irgendwie sichtbar zu machen.

Magdalena Kallenberger 
Care / Work, 2021

Magdalena Kallenberger / MATERNAL FANTASIES, Care / Work (Filmstill und Zitat), aus: 
Suspended Time, seit 2021, © MATERNAL FANTASIES

Is labour work? Is care work? Is sex work? Is negotiation work? Is finding an 
agreement work? Is being with each other work? Is being a daughter work? Is 
being a son work? Is inheriting work? Is waiting in front of the music school till 
my son’s music lesson finishes work? Is being a child work? Is being divorced 
work? Is inheriting money work?

Tonia Andresen 
Care-Arbeit in den Fotografien von 
Natalia Iguiñiz

Natalia Iguiñiz, Charo y Rosario, Veronica y Norberta, aus: La otra (2001), © Natalia Iguiñiz

Die Fotografien weisen damit auf die im Bildgedächtnis der Betrachter:innen 
verankerten visuellen Codes und werfen Fragen in Bezug auf die Repräsenta-
tionsmodi auf, die die Hausarbeiterinnen von den Arbeiterinnen trennen und 
damit auch sicht- und erkennbar machen.

Carina Dauven
Zwischen Kollaboration und 
Urheberschaft: Modalitäten früher 
porträtfotografischer Wissensgenese 
im polytechnischen Arbeitsumfeld  
zur Mitte des 19. Jahrhunderts 

Désiré Charles Emanuel van Monckhoven, Vollständiges Hand-
buch der Photographie, Leipzig/Berlin: Otto Spamer 1864, S. 87, 
Fig. 75 „Durchschnitt eines Glashauses“

Was die Arbeitsweise der Polytechnik auszeichnet, ist die verbessernde Zu-
sammenführung von Wissen und das ursprünglich für die Industrialisierung. 
Hierbei spielen Kompilations- und Übersetzungsprozesse eine entscheidende 
Rolle, man zitiert und editiert sich in einem kollaborativen Forschungs- und 
Arbeitsmilieu.

Johan Steinmetz 
Haufen 2 (AT), 2022

Meine Idee war es, mit diesem Steinhaufen zu arbeiten und zwar so, dass ich 
diesen Steinhaufen abtrage, während ich auf diesem stehe, also mir quasi den 
Boden unter den Füßen abtrage.

Sarah Lorbeer 
Timm Rautert und Franz Erhard Walther.  
Die Gebrauchsanweisung

Timm Rautert, Franz Erhard Walther, 1. Werksatz, 1967 
© Timm Rautert 

Die Fotografien geben das wieder, was nicht mehr erfahrbar ist, nämlich den 
Gebrauch der Objekte. Sie dienen sozusagen, so meine These, als Gebrauchs-
anweisung zur imaginierten Handlung des archivierten 1. Werksatzes, denn  
die Imagination soll nun, laut Franz Erhard Walther, die Handlung vollführen. 

Elisabeth Sailer 
Nicht geschimpft ist gelobt genug, 2021

Und solange du nicht anfängst / kann es auch nicht schlecht werden / fertig 
aber auch nicht / Wieder viele Stunden vor leeren Word-Dokumenten / Vor dem 
Einschlafen Tetris-Steine fallen sehen / wie alte Bekannte / und trotzdem / ge-
nauso überraschend / und scheinbar endlos / wie letztes Mal / Was mache ich 
hier eigentlich?

Anna Bergold 
Work-Work-Balance, 2021

Für mich war das Spannendste, wie in unserer Gesellschaft die eigene Identität 
über das, was wir arbeiten, definiert wird oder wie uns andere über unsere Tätig-
keiten sehen und wie ich mich dann schlussendlich auch selber sehe.

Ragna Arndt-Marić 
Eden’s Eve, 2022 

Insgesamt bedeutet für mich das Medium Fotografie Dialog. Insofern ist mir 
wichtig, dass dieser Dialog auf Augenhöhe stattfindet, was aber mit der Kamera 
nicht ganz selbstverständlich ist.

Johannes Hör
Gesten des Arbeitskampfes, 2022

Was mich interessiert hat, war, ob sich an den Fotografien erkennen lässt, was 
das Wesen des Streiks aktuell ist: das heißt, was der Kontext eines Arbeits-
kampfes in der heutigen Zeit ist, aber auch das Wesen der Menschen ausmacht, 
die für eine Verbesserung des Lebens eintreten.

Julia Autz 
While I Was Waiting, 2017–19 

Im Laufe der Zeit gibt es immer weniger Menschen, die rebellieren und Wider-
stand leisten. Diejenigen, die bleiben, passen sich an und flüchten in Gleich-
gültigkeit. Anstatt die politische Meinung nach Außen zu tragen konservieren 
sie die Freiheit im Inneren.

Simon Grunert
Jenga, 2018

Die Menschen gestalten ihr materielles Umfeld selbst und so ist für mich diese 
Arbeit auch eine Erzählung über Resilienz: Bauen trotz struktureller Widerstän-
de, trotz globaler Ungleichheit, der diese Gesellschaft ausgesetzt ist. Bauen als 
Resultat der Arbeit der Menschen vor Ort, die ihr Schicksal selbst in die Hand 
nehmen. 

Clarita Maria 
Neo Rhodesia, seit 2020

Durch meine Protagonisten im Film lernte ich, dass in den von China finanzier-
ten Firmen die Arbeitsrechte, die Menschenrechte, die Umweltrechte allgemein 
nicht beachtet werden. Arbeitsstellen werden meist über Vitamin B verteilt. Es 
gibt kaum Chancen für neue Generationen, auf gerechte und legale Weise in 
das Berufsleben einzusteigen.

Florian Wendler
Rășinari (AT), 2021

Marx definierte Arbeit erstmal grundsätzlich als die Bearbeitung des Natur-
stoffs oder als Stoffwechsel zwischen Mensch und seiner materiellen Umwelt 
und ich fragte mich, was drückt sich in dieser Bearbeitung aus und was ent-
äußert sich da eigentlich. 
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