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tation vorhanden ist. Aber eben nur 
auf den ersten Blick, da die Werke, 
zumindest die »sachdienlicheren« 
unter ihnen, den Brüchen und Leer-
stellen in der Konstruktion des Ge-
meinschaftlichen mehr Platz einräu-
men als irgendeiner Form von Ge-
schlossenheit oder (woran ohnehin 
niemand mehr glauben würde) »Or-
ganizität«. So steht weder das, was 
man am ehesten als Ausgangspunkt 
einer zeitgemäßen Auseinanderset-
zung vermuten würde, nämlich die 
hilflose Beschwörung eines verloren 
gegangenen sozialen Zusammen-
halts, noch das destruktive Wirken von 
Individualismus und Partikularismus 
groß im Mittelpunkt. Diese Stelle 
nimmt vielmehr, zumindest der kura-
torischen Absicht nach, Nancys Idee 
des »Mit-Seins« ein, also jene nicht 
werkhafte – man könnte auch sagen 

»Communitas.  
Die unrepräsentierbare Gemeinschaft«

9. April bis 19. Juni 2011
Camera Austria, Graz

Text: Christian Höller

Geissler | Sann
the real estate # 12 + #13, 2009
Courtesy ftc Berlin
Foto: Geissler/Sann

Rhinocerus, Nürnberg,  2004
Courtesy ftc Berlin
Foto: Geissler/Sann

kular-Communities in den USA über 
Margaret Thatchers »society does 
not exist« bis hin zum Niedergang des 
kommunistischen Blocks und, viel-
leicht noch einschneidender, von Na-
tionalstaatlichkeit schlechthin. Dass 
die Kunst sich mit etwas Verspätung, 
dafür aber aktuell mit umso mehr 
Verve dieser Thematik annimmt, mag 
ihrem besonderen Eigensinn ge-
schuldet sein. Schließlich sind die 
Verbildlichung und Konzeptualisie-
rung dessen, was Gemeinschaft aus-
macht, von Theorieseite lange Zeit in 
Zweifel gezogen worden – kein leich-
tes Unterfangen also für künstle-

Graz. Erst der drohende Zerfall lässt 
etwas virulent werden. Kaum irgend-
wo sonst ist dies besser ersichtlich 
als beim Thema Gemeinschaft – egal 
ob damit »community« wie im Anglo-
amerikanischen, »communitas« im 
anthropologischen Fachjargon oder 
das »Kommunitäre« in der Philoso-
phensprache gemeint ist. Gemein-
schaftlichkeit ist ungefähr ab dem 
Zeitpunkt zu einem Dauerbrenner der 
politischen Philosophie geworden, 
als sich – etwa ab Mitte der 1980er-
Jahre – allerorts unumkehrbare ge-
sellschaftliche Aufsplitterungsten-
denzen abzeichneten: von den Parti-

rische Praktiken, hier Relevantes bei-
zusteuern. Und seit Jean-Luc Nancys 
Diktum von der Gemeinschaft, der 
nichts »Werkhaftes« eigne (»commu-
nauté désoeuvrée«, missverständli-
cherweise im Deutschen als die »un-
darstellbare Gemeinschaft« wieder-
gegeben), stellt es eine noch größere 
Herausforderung dar, sie entgegen 
aller Skepsis doch ins Werk zu set-
zen – egal wie kritisch, gebrochen, 
fragmentierend oder nihilistisch da-
bei vorgegangen wird.
Diese Herausforderung anzunehmen 
und in gleich zwei Gruppenausstel-
lungen anhand aktueller Ansätze auf-
zufächern, hat sich Camera Austria 
zur Aufgabe gemacht. In der ersten 
der beiden Schauen wurde der Dar-
stellbarkeitsaspekt gleichsam bei den 
Hörnern gepackt und, mit einiger Er-
wartbarkeit, genau nicht zu zähmen 
versucht. Dabei mutet es nicht wei-
ter überraschend an, dass in den ver-
sammelten Arbeiten, allesamt neue-
ren Datums, auf den ersten Blick ein 
regelrechtes Übermaß an Repräsen-

Berlin. Eine endlos lange Stellwand 
mit Computerbildschirmen, die zwar 
schwarz bleiben, aber ans Stromnetz 
angeschlossen sind, könnte man als 
plumpes Readymade missverstehen, 
zeichnete sich nicht auf den zweiten 
Blick und durch eine Reihe präzise ar-
tikulierter Referenzen eine Deutung 
ab, die den Bereich kunsthistorischer 
Reflexe überschreitet.
Bereits am Eingang wird da das un-
scheinbare Lächeln eines jungen 
Mannes präsentiert, der auf unheim-
liche Art verbissen wirkt. Das Porträt-
foto stellt den Teilnehmer einer LAN-
Party dar, der gerade als Ego-Shooter 
im virtuellen Raum agiert. Und mit 
den Augen eines solcherart in der 
 Logik eines Spiels gefangenen Sub-
jekts betrachtet würde die Wand mit 
schwarzen Bildschirmen wie die Sze-
nerie eines Computerspiels ausse-
hen: Sie weckte dann die Erwartung 
von versteckten Gadgets, die schnel-
le Gewinnmöglichkeiten erschließen, 
und erforderte die Bereitschaft zu 
rücksichtsloser Erledigung etwaiger 
Gegenspieler. Mit dem Gewaltpoten-
zial virtueller Szenarien und seinen 
kulturellen Auswirkungen setzen sich 
Geissler/Sann schon seit Längerem 
auseinander. Unter dem Titel »vola-
tile smile«, einem zweideutigen 
Fachbegriff aus der Analyse von 
Wertpapierkurven, stellen sie nun die 
Verbindung zwischen Computerkul-
tur und der Realität der Finanzindus-
trie her und behaupten indirekt eine 
homologe Konditionierung bei maß-
geblichen Akteuren der Finanzmärk-
te. Im Zeitalter des High-Frequency-
Tradings scheinen diese nämlich un-
ter ähnlichen Symptomen zu leiden 
wie jene, nämlich an einer manischen 
Konzentration auf ständig neue Infor-
mationsdaten und ihre digitale Verar-
beitung in Echtzeit, die letztlich jede 
Bindung an materielle Welten sus-
pendiert. Die im Katalog publizierten 
Fotografien von realen Arbeitsplätzen 

solcher Trader belegen die These auf 
ihre Weise. Vor allem fällt dort die 
völlige Abwesenheit persönlicher Ge-
genstände auf. Stattdessen nur Bild-
schirme, Tastaturen, Telefone – allen-
falls eine Schachtel Kosmetiktücher 
und Reinigungsspray, um die visu-
ellen Schnittstellen zum Netz, die 
Bildschirme, vom unerwünschten 
Staub zu befreien.
Nach dem Abschreiten der langen 
Bildschirmwand – in einem Video-
spiel wäre das mit wenigen Klicks zu 
erreichen – gelangt man in den hin-
teren Teil der Installation, wo eine 
der objektiven Wirkungen unkalku-
lierbarer Finanztransaktionen darge-
stellt wird, nämlich der kurzfristige 
Verfall von Wohnraum. Aber auch 
diese fotografische Dokumentation 
zahlreicher plötzlich verlassener Ap-
partements in Chicago weist eine Ei-
genart auf, die der Welt der Compu-
terspiele entlehnt ist: Die Aufnahmen 
wurden jeweils paarweise derart 
montiert, dass sie einen dritten Raum 
konstruieren, der ihre Perspektiven 
verschmilzt. Ist also die Realität, in 
der wir heute leben, ein riesiges 
Computerspiel geworden und wird 
sie zunehmend von suchtgetriebenen 
Subjekten determiniert, die kaum in 
der Lage sein dürften, die Auswir-
kungen ihres Tuns zu kontrollieren?
Wie ein großes Trostpflaster wirkt 
angesichts dieser Schreckensvision 
das noch tiefer in den Kulissen ver-
steckte Bild eines Rhinozeros aus 
dem Nürnberger Zoo, das einerseits 
die bedrohten Wunder einer arten-
reichen Fauna in Erinnerung ruft, die 
sich nicht auf Zahlen reduzieren 
lässt, und andererseits einen histo-
rischen Bezug zur Frühphase der 
Aufklärung herstellt, als ein Albrecht 
Dürer noch von der bloßen Erzählung 
dieser Tierart derart fasziniert war, 
dass er eine Zeichnung davon anferti-
gte. Ihm zur Erinnerung hält der Zoo 
nun das exotische Tier, und in seiner 

mit Projektionen aufgeladenen 
Fremdheit könnte man ein Mittel ver-
muten, dem entfesselten Todestrieb 
etwas entgegenzuhalten.
Es könnte aber auch genau umge-
kehrt sein, dass das illustre Tier nur 
eine ultimative Trophäe darstellt oder 
als Objekt eines Begehrens fungiert, 
in dem sich der historische Künstler, 
der Tierparkbesucher und der zeitge-
nössische smarte Banker treffen: ein 

exotischer Fetisch, der den Mangel 
einer krisenhaften Realität kompen-
siert. Das Arrangement ruft also ganz 
akute Komplikationen auf und stellt 
ein modernes Modell dar, sie zu lö-
sen. Womöglich ist jedoch die ent-
scheidende Option, was die Ausstel-
lung auch nahezulegen scheint, jene 
der Zurückweisung eines illuso-
rischen Versprechens.

Geissler/Sann
»volatile smile. Ein uneinschätzbares Lächeln«

13. August bis 11. September 2011
NGBK, Berlin

Text: Michael Hauffen

Martin Beck
Headlines, 2010
Siebdruck auf Pappdeckel, zweiseitig
Courtesy Martin Beck
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der Zustand des Nichtzustands, der 
entweder erst begonnen oder nie 
vollendet wird. Hier geht es be-
stimmt nicht um den Kriegszustand, 
in dem Soldaten ihrem Gewissen 
 folgen und deshalb fahnenflüchtig 
werden. Hier desertieren Künstle-
rInnen von der Kunstgeschichte. Je-
mand hat einige der Deckenfenster 
aus dem Pavillondach herausmon-
tiert, den Blick auf die Glasdachkon-
struktion darüber sichtbar und damit 
zugleich den Weg für die Sonnen-
strahlen hinunter frei gemacht. Das 
verändert das Raumgefühl. Eine pink-
farbene Plastikfolie sorgt für Licht-
spiele. Kommt einem bekannt vor? 
Ist es ein ganz bewusstes Zitat oder 
einfach nur ein unbedarftes Licht-
spiel? Dasselbe gilt auch für das lee-
re Bild, die in den Raum eingebaute 
Barriere, den Stahlträger, der sich als 
Holzattrappe herausstellt und nichts 
stützen will, das wie zufällig darauf 
drapierte Handtuch, die funktions-
losen Gerätschaften, wie einen Boh-
rer, der als Corpus Delicti markiert 
am Boden liegt, die sorgsam ge-
schichteten Buntstifte oder die or-
dentlich verstreuten Überbleibsel des 
»Ausstellungsaufbaus«, die geöff-
nete Tür zum sonst nicht sichtbaren 
Keller des »White Cube«. All das 
könnten Anspielungen auf verschie-
dene Kunstkonzepte sein, auf die 
Wege, die KünstlerInnen schon ein-
mal genommen haben, um das Hier 
und Jetzt hinter sich zu lassen. Im-
mer wieder benutzen sie dabei die-
selben Fluchtwege und lassen die 
BetrachterInnen mit den Relikten ih-
rer Flucht zurück. Im vorliegenden 
Fall haben sich sechs KünstlerInnen 
den Tiroler Kunstpavillon als bedeu-
tungsschwangeren Kunstraum wirk-
lich genau angesehen und unter Füh-
rung eines KuratorInnenteams mit 
Fundstücken sowie ihrer eigenen 
Kunst gekonnt gefüllt bzw. auch ent-
leert. Am Ende gewinnt der Raum 
dadurch und öffnet sich für Assoziati-
onen jenseits von Konzepten. Viel-
leicht ist ja genau dies das Konzept 
der Schau? Auf den ersten und zwei-
ten Blick gibt es hier nichts zu entde-
cken. Aber wer den dritten Blick 
wagt, bekommt eine Rauminstallati-
on zu sehen, die den Raum lustvoll 
und mit Augenzwinkern zur histo-
rischen Wüste macht – also E-Kunst 
mit gutem U-Faktor.

Niemand muss oder will sich erklären.
Auf hartnäckiges Nachfragen lässt 
sich zwar vor Ort der eine oder ande-
re direkte Hinweis auf Entstehungs-
prozess und Ursprung einzelner 
Stücke herauspressen, allerdings nur 
unter dem nachdrücklichen Hinweis, 
dass wiederum dieser Hinweis nicht 
öffentlich gemacht werden soll. Das 
verlangt das Ausstellungskonzept, 
das streng unter Verschluss gehalten 
wird. Immerhin, diese KünstlerInnen 
sind desertiert und die Aufdeckung 
der persönlichen Urheberschaft 
könnte schwerwiegende Folgen ha-
ben. Man könnte sie doch in ein 
künstlerisches Schema pressen, ih-
nen Vorbilder unterjubeln, politische 
Absichten unterstellen und mora-
lische Deckmäntelchen umhängen. 
Der dritte Blick: Sagen wir mal, mög-
lichst unbefangen schauen, was da 
ist, das Ganze auf sich wirken lassen 
und versuchen, für kurze Zeit alles 
über Bord zu werfen, was man je 
über Kunst gelesen oder in anderen 
Ausstellungen schon gesehen hat 
(was natürlich nicht klappt, aber ei-
nen ehrlichen Versuch ist es allemal 
wert). Dann wirkt vieles sehr poe-
tisch oder lässt einen auf Gedanken-
reise gehen. Die sicher scheinende 
Unsicherheit einer Raumsituation, 

und Sebastian Stein. Von ihnen gibt 
es keine übliche Deutung des Ganzen 
in Form von umfassenden Ausstel-
lungstexten oder Biografien, den kon-
kreten Anhaltspunkten für die be-
rühmte »Intention« hinter den Wer-
ken, die ihnen nicht selten erst den 
Status der Kunst verleiht, aus dem 
anscheinend achtlos gegen die Wand 
gestellten Klappstuhl etwa eine Hom-
mage an den verschwundenen 
Künstler, das abwesende Genie, den 
Getriebenen im Hintergrund, machen 
könnte. BesucherInnen seufzen dann 
gewöhnlich ein erleichtertes »Ach!« 
und freuen sich über das gewonnene 
Wissen um die eigentliche Bedeu-
tung und die damit einhergehende 
Wertschätzung der künstlerischen 
Leistung. Darum geht es hier nicht. 

Innsbruck. Auf den ersten Blick 
könnten die BesucherInnen des Tiro-
ler Kunstpavillons schnell auf dem 
Absatz kehrtmachen, denn es wird 
offensichtlich gerade erst eine Aus-
stellung aufgebaut. Auf den zweiten 
Blick würden Kunstinteressierte viel-
leicht annehmen, dass hier wie so 
oft die junge KünstlerInnengenerati-
on Kunstvorstellungen der späten 
1960er-Jahre aufs Korn nimmt. Bei 
der Ausstellung »désertieren« lohnt 
sich aber ein dritter Blick. 
Sämtliche KünstlerInnen scheinen 
geflüchtet zu sein. Zurück bleiben un-
fertig wirkende Arbeitsprozesse, Ver-
suchsanordnungen, Kunstwerke, die 
ihren endgültigen Platz erst noch fin-
den müssen. Der Durchgang zwischen 
den zwei Räumen des Pavillons wur-
de architektonisch verengt und eben 
noch weiß angestrichen, doch der 
Maler hat das Werk vorzeitig beendet, 
daneben hängt eine leere Bildfläche, 
die vielleicht noch gefüllt werden 
sollte, davor stehen Skripten, Kon-
zepte, eine Wasserflasche, eine Gra-
fik handelt von einer Expedition zum 
ewigen Eis, doch der Abenteurer bleibt 
verschollen, Teile von Skulpturen lie-
gen verstreut im Raum, es könnten 
ein abstrakter Kopf, Arm und Bein 
sein, denen der Körper fehlt, in der 
Ecke findet sich ein verlassener Schlaf-
sack, zwei Monitore flimmern davor: 
Ein Mensch springt von einem Land 
ins andere, von einer Kulisse zur nächs-
ten, gehetzt, ständig auf der Flucht. 
Ähnlich flüchtig ist die künstlerische 
Handschrift der Arbeiten. Zwar ist be-
kannt, wer hier überhaupt Hand an-
gelegt bzw. zumindest Idee gestiftet 
hat, nämlich Lisa Erb, Kathi Hofer, 
Panos Mylonas, Friedrich Kunath, Mi-
chael Dobrindt nach Marcel Hiller. 
Von wem genau aber welche Arbeit 
innerhalb der Gesamtinstallation 
stammt oder wie viel davon in Grup-
penarbeit entstanden ist, bleibt ge-
nauso im Dunkeln wie die Rolle des 
KuratorInnenteams Anne Faucheret 

»désertieren«

26. August bis 8. Oktober 2011
Tiroler Kunstpavillon, Innsbruck

Text: Julia Wallnöfer

»désertieren«
Ausstellungsansicht
Foto: © WEST. Fotostudio, 2011
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emphatische Schlagwortsammlung 
präsentiert, während das Handout 
vielsagende Einzelsätze über das als 
mangelhaft empfundene Sozialver-
halten einzelner Kommunarden kom-
piliert. Die »Directions«, die den Weg 
von San Francisco zur berühmten 
Drop-City-Kommune in heutiger 
 Google-Maps-Diktion nachzeichnen, 
lassen gezielt den Bruch erkennen, 
der die aktuelle Beschäftigung mit 
(historischen) Gemeinschaftsmodel-
len notwendig markiert.
Diese Brechung verdeutlicht auch 
Sabine Bitters und Helmut Webers 
neunteilige Foto/Text-Serie »Events 
Are Always Original«. Die Ereignisse, 
auf die der von Henri Lefebvre ent-
lehnte Titel anspielt, trugen sich 1968 
an der Simon Fraser Universität in 
Vancouver zu: StudentInnen hatten 
ein Verwaltungsgebäude besetzt, die 
Polizei räumte dieses, die Univerwal-
tung ließ die »Verwüstungen« foto-
grafisch dokumentieren. Bitter/We-
ber haben eine Reihe dieser Fotogra-
fien aus dem Uniarchiv ausgehoben, 
sie mitsamt ihrer archivarischen 
Kennzeichnung und den in den Fotos 
aufscheinenden Slogans als extra-
hierten Bildzuschriften (»THE WAR 
IN VIETNAM HOW WE CAN END IT« 
oder »WE LOVE PEOPLE«) neu ge-
rahmt. Die innere Widerstrebigkeit 
könnte größer nicht sein: Das, was 
als »Verwüstung« in Augenschein 
genommen wird, wirkt beiläufig und 
alltäglich; das, was als Spur autono-
mer StudentInnenaktivität festgehal-
ten ist, steht in Kontrast zum adminis-
trativen Gestus der Unibehörde; und 
das, was als historischer Rest einer 
kurzlebigen, schnell wieder auseinan-
derbrechenden Gemeinschaft er-
scheint, wird in Bitter/Webers kon-
zeptueller Rahmung gleichsam als 
Spalt- und Zerfallsprodukt bewahrt.
Der Zerfall lässt Gemeinschaft erst 
zum Thema werden. Arbeiten wie 
die von Beck oder Bitter/Weber neh-
men dies beim Wort und machen ei-
nen produktiven Gebrauch davon. 
Unrepräsentierbar ist meist nur das 
Einheitliche, Einigende.

verschiedenen Gruppierungen über 
eine ganze Wand verteilte Foto-
sammlung von Unabhängigkeitsfei-
ern in »Dritte-Welt-Ländern« wirkt 
wie ein Kapitel aus einem immensen 
Bildatlas der Entkolonialisierung. In 
den Fokus gerückt ist hier die spezi-
elle Repräsentationsform des Unab-
hängigkeitstags, die in so unter-
schiedlichen Ländern wie Indone-
sien, Algerien oder Kenia eine ver-
gleichbare morphologische Reihe aus 
Verhandlungen, Ankunft am Flugha-
fen, Paraden, Parlamentsansprachen 
und schließlich Massenkundge-
bungen bildet. Den Zugang zur Ge-
meinschaftsthematik über Archivali-
en und historische Dokumente wäh-
len auch die übrigen Arbeiten in die-
sem Raum: Martin Becks vierteiliges 
Ensemble aus Wandaufschrift, Pos-
tersiebdruck, Buchvitrine und Hand-
out speist sich aus Fundstücken der 
US-amerikanischen Kommunenbe-
wegung der 1960er-Jahre und setzt 
dabei ganz auf das analytische He-
raussprengen von historischen Arte-
fakten aus einem größeren Kontinu-
um. Dabei gehen die Einzelfragmente 
eine Vielzahl von »sprechenden« Ver-
bindungen ein, etwa wenn das Pos-
ter eine (auch in grafischer Hinsicht) 

Identität nach. Was für sich genom-
men ein höchst differenziertes Dis-
kurstableau ergibt, verhilft Nancys 
»Mit-Sein« »Seite an Seite und in der 
Nähe« im Endeffekt nur bedingt auf 
die Sprünge. Diesem ist Sanja 
Ivekovićs für die Gwangju Biennale 
2010 produziertes und hier neu in-
stalliertes »lebendes Denkmal« »On 
the Barricades« schon eher auf der 
Spur. Paradoxerweise geschieht  
dies durch das Beschwören einer 
Gemeinschaft der Toten – von über 
300 Opfern des Volksaufstands in 
Gwangju, deren Porträts Iveković di-
gital die Augen geschlossen hat. Die-
se Toten-Community ersteht auf 
einem von der Decke gehängten Mo-
nitorarrangement neu, während zeit-
versetzt jeweils ein/e anonyme Pas-
santIn aus dem heutigen Korea ein 
altes Protestlied singt.
Den inhaltlich und konzeptiv dichtes-
ten Raum stecken die Arbeiten von 
Maryam Jafri, Martin Beck und Sabi-
ne Bitter/Helmut Weber ab. Jafris in 

konstruktivistische – Sicht von Ge-
meinschaft, die dieser weder etwas 
Dinghaftes noch ein prozesshaftes 
Moment im Sinne von Einschluss/
Ausschluss-Mechanismen zuschreibt: 
»Mit[-Sein] bedeutet weder drinnen 
noch draußen, sondern Seite an Sei-
te und in der Nähe.« (Nancy)
Am direktesten kommt dieses »Mit-
Sein« in Heidrun Holzfeinds Doku-
mentarfilm »Colonnade Park« zur 
Sprache. Holzfeinds Soziogramm der 
BewohnerInnen eines von Mies van 
der Rohe erbauten Wohnkomplexes 
in Newark, New Jersey lässt eine 
Vielstimmigkeit aufblitzen, die sich – 
auf engstem Raum versammelt – kei-
ner Einheitlichkeit fügt und schluss-
endlich doch ein ineinandergreifen-
des Mosaik ergibt. Passend dazu ist, 
dass die vielen Blicke aus den groß-
zügigen Glasfronten Fluchtpunkte in 
ein vermeintliches Außen projizieren, 
das, wie der Film aber klarmacht, ein-
deutig dazugehört, also »mit drin-
nen« ist. Dass eine Reihe von foto-
grafischen Ansichten des Areals, 
 begleitend zur Monitorinstallation ge-
hängt, von chemischen Entwicklungs-
fehlern gekennzeichnet ist, passt zur 
brüchigen Mosaikhaftigkeit, die mehr 
die inneren Grenzen der Abbildung als 
deren äußere Abgrenzbarkeit betont.
Demgegenüber wohl am weitesten 
entfernt vom Pol des »Mit-Seins« und 
dessen Repräsentierbarkeit sind Sha-
ron Hayes’ Neuinszenierungen histo-
rischer Protestaktionen, hier aufbe-
reitet als Diainstallation. Indem Hayes 
sich an öffentlichen Plätzen mit Schil-
dern ablichten lässt, die Aufschriften 
tragen wie »When is this going to 
end?«, legt sie ihr Augenmerk auf die 
vielen Differenzen zwischen Heute 
und Damals, Protest und Zitat, Per-
formance und Dokumentation – was 
der Idee und Problematik von Ge-
meinschaftlichkeit nicht unbedingt 
Entscheidendes hinzufügt. Näher am 
Aspekt der medialen wie kulturellen 
Konstruktion von Community ist Cle-
mens von Wedemeyers auslandende 
und auch filmisch vielteilige Installati-
on »The Fourth Wall«. Die gestalte-
risch hochwertige Multimediamon-
tage, die sich dem historischen An-
lassfall des 1971 vermeintlich auf 
den Philippinen entdeckten Natur-
volks der Tasaday widmet, stellt – 
durchaus konzise – dem (westlichen) 
Konstruktionscharakter von indigener 

Sabine Bitter/Helmut Weber
Events Are Always Original, 2010
»I LOVE YOU«
s/w Fotodruck auf Barytpapier, gerahmt

Der zweite Teil mit dem Titel »Communitas. 
Unter anderen« ist von 24. September 2011 
bis 15. Januar 2012 bei Camera Austria, Graz 
zu sehen.


