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liebe Freundinnen und Freunde des Deutschen studienzentrums,

in diesem Jahr der Kunstbiennale ist die stadt Vene-
dig wieder ein zentrum der internationalen zeitge-
nössischen Kunst, die nicht nur in dem Biennale-
Areal in den giardini und im Arsenale präsentiert 
wird, sondern auch in Museen, galerien und priva-
ten Patrizierpalästen. Wir laden sie vom 1. Juli bis 
zum 30. oktober 2017 zu einer Begegnung mit Bil-
denden Künstlerinnen und Künstlern aus Deutsch-
land ein, die einige Monate im Palazzo Barbarigo 

della terrazza zu gast waren und in unterschiedlichen Medien – Fotografie, Malerei, Bildhauerei 
und Videoprojektion – zu Venedig gearbeitet haben. Die gruppenausstellung Ritratto/copia – 
ebenbild/abbild in Ca‘ Rezzonico, Museo del settecento Veneziano, zeigt Werke von Heike gall-
meier (Berlin), inga Kerber (leipzig), Klaus Kleine (Köln) und Johanna von Monkiewitsch (Köln). 
Diese vier zeitgenössischen Positionen fügen sich mit einer großen ästhetischen Affinität in den 
höchst suggestiven venezianischen Palast ein.

Der Werkkatalog von Petra schaefer, Kuratorin der Ausstellung, führt sie in die Arbeiten ein (s.4-
11), während der text von stephan Berg, intendant des Kunstmuseums Bonn, eine ausführliche 
Analyse der Ausstellung bietet (s.12-16).

Wir danken der Kulturstaatsministerin der Bundesrepublik Deutschland Monika grütters für die 
nachhaltige unterstützung der Künstlerförderung im studienzentrum. Wir danken der Fondazi-
one Musei Civici Veneziani, der Direktorin gabriella Belli und dem Direktor von Ca‘ Rezzonico 
Alberto Craievich, für die großartige Möglichkeit, die Ausstellung in diesem Kunstbiennale-Jahr 
im Portego, dem erdgeschoß von Ca‘ Rezzonico im Rahmen der Reihe „MuVe Contemporaneo“ 
zeigen zu können. Wir danken der unternehmerin Christiane Hackerodt, die ohne zu zögern ihre 
bereits zugesagte Fünf-Jahres-Förderung des studienzentrums um eine bedeutende Projektför-
derung für die Ausstellung erweitert hat. Die Förderung der Dr. Christiane Hackerodt Kunst- und 
Kulturstiftung hat unser Projekt ermöglicht. 

unser Dank gilt außerdem Adriano Berengo, der Klaus Kleine als stipendiaten der Fondazione 
Berengo mit einer Arbeitsphase in der glaswerkstatt auf Murano gefördert hat. Das Ministerium 
für Familie, Kinder, Jugend, Kultur und sport des landes nordrhein-Westfalen fördert die Beiträ-
ge von Klaus Kleine und Johanna von Monkiewitsch. Das trustee Programm eHF 2010 der Künst-
lerförderung in der Konrad-Adenauer-stiftung e.V. fördert Heike gallmeier. nicht zuletzt danken 
wir Marco Malafante/ the Red House Company und luigino Cassan/la Dogaressa Catering für 
die unterstützung in Venedig.

Wir freuen uns auf den Austausch mit ihnen und den Künstlerinnen und Künstlern, die wir im 
Rahmen der Reihe Cosa ci muove am 29. Juni um 18 uhr im studienzentrum zum Artist talk be-
grüßen werden.

Michael Matheus, Vorsitzender des studienzentrums, Direktor ad interim  
Petra schaefer, Assistentin der Direktion, Kuratorin der Ausstellung
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gRussWoRt Von MoniKA gRütteRs, stAAtsMinisteRin FüR KultuR unD 
MeDien DeR BunDesRePuBliK DeutsCHlAnD

„Welch eine Fülle wohnt von Kraft und Milde / 
sogar im Marmor hier, im spröden, kalten / 
und in so manchem tiefgefühlten Bilde!“ es 
war der romantische Dichter August graf von 
Platen, der den glanz Venedigs in seinen so-
netten so wunderbar zu beschwören wusste 
und damit erahnen lässt, wieviel Kraft und in-
spiration ihm diese stadt einst schenkte. Auch 
die Künstlerinnen und Künstler, die sich im 
Deutschen studienzentrum mit der geschich-
te und Kultur Venedigs beschäftigen, finden 
hier für ganz unterschiedliche Vorhaben inspi-

ration. so ist es nur konsequent, dass das aus meinem Kulturetat institutionell geförderte Haus in 
den vergangenen Jahren sein Profil nicht nur als ort der Wissenschaftlerförderung, sondern auch 
als ort der Künstlerförderung weiter entwickelt hat – beispielsweise durch eine enge zusam-
menarbeit mit Museen und galerien.

es freut mich sehr, dass es nun zum ersten Mal gelungen ist, eine gruppe ehemaliger Künstler-
stipendiatinnen und -stipendiaten in Ca‘ Rezzonico, Museo del settecento Veneziano, einem der 
schönsten Museen der stadt, gemeinsam auszustellen. Alle vier verbindet ein gemeinsames in-
teresse an der materiellen substanz der stadt wie auch am Mythos Venedig, das sie auf ganz 
unterschiedliche, anregende Weise zum Ausdruck bringen. Die Ausstellung schärft die Wahrneh-
mung für die „Fülle (…) von Kraft und Milde“, die graf von Platen einst beschwor, und öffnet 
damit die Augen für das Venedig jenseits des Massentourismus.

in diesem sinne wünsche ich dieser gemeinschaftsausstellung viele Besucherinnen und Besu-
cher, die sich neugierig machen lassen auf die unterschiedlichen gesichter Venedigs, aber auch 
auf die lebendige Kunstszene unseres landes. 

Monika grütters MdB 
staatsministerin für Kultur und Medien der Bundesrepublik Deutschland
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gRussWoRt Von gABRiellA Belli, DiReKtoRin FonDAzione Musei CiViCi Di 
VeneziA

Die Fondazione Musei Civici di Venezia – stif-
tung städtischer Museen Venedig – fördert 
junge Künstler und bietet ihnen die Möglich-
keit, ihre Arbeiten im Rahmen der Reihe für 
zeitgenössische Kunst “MuVe Contempora-
neo” auszustellen, die in diesem Jahr zum drit-
ten Mal stattfindet.

Aus diesem Anlass stellen in Ca’ Rezzonico 
junge talente aus, die als stipendiatinnen und 
stipendiaten des Deutschen studienzentrums 
in Venedig in der lagunenstadt dank eines sti-
pendiums der Kulturstaatsministerin der Bun-
desrepublik Deutschland als Artist in Resi-
dence arbeiten konnten. 

Die vier Künstlerinnen und Künstler präsentieren im Portego, dem erdgeschoß von Ca’ Rezzoni-
co, ihre eindrücke von der lagunenstadt. Der suggestive architektonische Rahmen von Baldas-
sarre longhena wird somit zu einem Rahmen für ortsgebundene installationen wie die skulptur 
aus Holz von Klaus Kleine, die mit der gondel im Androne, dem eingangsbereich, korreliert, oder 
die installation Projektive Geometrie von Heike gallmeier, einer zeitgenössischen Aneignung des 
canalettohaften Capriccio, das sich im Museum befindet. Ca‘ Rezzonico ist ein ort, in dem mo-
derne Formensprachen auf einzigartige Weise mit der erstrangigen Kunst der venezianischen 
tradition in Dialog treten können, denn dieses Museum bietet eine erinnerungskultur, die gleich-
zeitig intim und großartig ist. 

Das Deutsche studienzentrum, das seit über vierzig Jahren in Venedig tätig ist, fördert regelmä-
ßig Bildende Künstlerinnen und Künstler und ich freue mich, dass dank der Ausstellung Ritratto/
copia – ebenbild/abbild einige von ihnen das erste Mal ihre Werke in der stadt zeigen können, in 
der sie geschaffen wurden.

ich hoffe, dass sich ausgehend von dieser initiative weitere Kooperationen mit der deutschen 
Kultur in Venedig ergeben werden.

gabriella Belli 
Direktorin Fondazione Musei Civici di Venezia 



4 

KAtAlOG Der AUsGestellteN werKe  
von Petra Schaefer

HeiKe gAllMeieR

www.heikegallmeier.de 

heike Gallmeier, Projektive Geometrie. Direktdruck auf alu-Dibond, 3 elemente, 239 x 40 cm, 
228 x 150 cm, 104 x 109 cm, 2017 

Die Berliner Künstlerin Heike gallmeier präsentiert im lichthof von Ca‘ Rezzonico die dreiteilige 
ortsbezogene installation Projektive Geometrie, die elemente aus Canalettos Capriccio Perspektive 
mit Portikus von 1765 aufgreift. Dieses gemälde, das sich in den gallerie dell’Accademia in Venedig 
befindet, hatte Canaletto als Meisterstück für die zulassung zur lehre der Perspektive an der Kunst-
akademie geschaffen. Aufgrund der starken Raumflucht, die mit Hell-Dunkel-Kontrasten akzentu-
iert wird, war es ein Referenzpunkt für die Maler seiner zeit und wurde oft kopiert. in Ca‘ Rezzonico 
befindet sich eine Kopie von giuseppe Moretti (1730-1790, siehe rechte Abbildung unten). 

einige grundlegende elemente von Canalettos Bildkomposition hat Heike gallmeier in ihrem 
Atelier in Berlin mit einer deutlich reduzierten, aber klar malerischen Formensprache nachge-
baut. Dieser in einer ganz eigenen Materialität rekonstruierte Bildraum wurde von vornherein 
auf die spätere flächige Wahrnehmung im Foto hin angelegt und mithilfe der Fotografie wieder 
in die Fläche gebracht. Der Bildraum durchläuft in Ca‘ Rezzonico einen weiteren übersetzungs-
schritt zwischen Raum und Fläche: hier wird die Fotografie in mehrere Fragmente unterteilt, die 
einzeln im Raum stehen und deren dargestellte architektonische elemente mit realen elementen 
des Museumsbaus aus dem 18. Jahrhundert korrespondieren. Mit dem titel Projektive Geometrie 
verweist Heike gallmeier auf ihre Beschäftigung mit der geschichte der Perspektive und auf den 
Flucht- oder Fernpunkt als grundprinzip ihres Bildraumes.

 

WeRKKAtAlog
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HeiKe gAllMeieR

Wahrtraum, analoge fotografie, 170 x 220 cm, 2011

Die großformatige Fotografie Wahrtraum von 2011 ist eine absolut singuläre künstlerische trans-
position von Vittore Carpaccios „traum der Heiligen ursula“ (1495) aus einem narrativen zyklus, 
der sich heute in den gallerie dell’Accademia in Venedig befindet. 

Heike gallmeier verarbeitet gefundene Materialien zu skulpturalen installationen, um diese dann 
in Fotografien umzuwandeln. ihre Fotografien und installationen sind im Auge der Kamera 
gebündelte komplexe Raumstrukturen, die sich oft auf Bildräume der Kunstgeschichte beziehen.

Mit dem Bildtitel Wahrtraum verwendet gallmeier einen Begriff aus der Psychoanalyse, wo die-
ser das voraussehende träumen realer ereignisse bezeichnet. sie löst sich somit vom histori-
schen Vorbild und führt das geschehen in die gegenwart. in Ca‘ Rezzonico korrespondiert die 
Arbeit von Heike gallmeier mit den Rundbögen des Portego, die zur gemäldegalerie des Muse-
ums führen.

WeRKKAtAlog
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ingA KeRBeR

( Cliché of a City, Venice ), Druck auf Plane, je 2,65 x 2 m, 2017

Die leipziger Künstlerin inga Kerber zeigt in Ca‘ Rezzonico zwei großformatige Arbeiten aus der 
Reihe ( Cliché of a City, Venice ). Die Porträts sind auf Planen gedruckt und stehen mit dieser Prä-
sentationsform in einem inhaltlichen zusammenhang mit der Plakatierung von gebäuden in 
Venedig, wie sie während längerer umbauarbeiten, zum Beispiel an der Rialto-Brücke, üblich 
sind. Doch Kerber arbeitet anders als die effekthaschende Werbung. Mit großer Behutsamkeit 
porträtierte sie über einen längeren zeitraum hinweg die stadt Venedig, ihre Bewohner und 
Besucher. Dabei ließ sie mit ihrer analogen Aufnahmetechnik etwas walten, das in dieser vom 
Massentourismus bedrängten stadt selten geworden ist: langsamkeit. Darin liegt wohl der 
grund dafür, dass die Menschen, die sie porträtierte – von verschiedener Herkunft, Hautfarbe 
und status – eine gewisse Serenità, eine gelassenheit, ausstrahlen. inga Kerber wählte für den 
lichthof von Ca‘ Rezzonico zwei ganzfigurige Bildnisse eines jungen Mannes, dessen Pose ein 
Rekurs auf die skulpturengruppe am Portal des gartens des Palastes sind. Durch ihre technik, die 
Rückübersetzung der fotografischen Vorlage anhand verschiedener Kopierschritte – wie in die-
sem Fall die Reproduktion eines Handabzugs – weisen die Porträts eine Patina auf, die eine zeit-
lose Aura verleiht. 

WeRKKAtAlog
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ingA KeRBeR 

( Cliché of a City, Venice )

zur Ausstellungseröff nung präsentiert inga Kerber das Künstlerbuch ( Cliché of a City, Venice ) mit 
ausgewählten stadt- und Porträtserien, die während ihres Venedig-Aufenthaltes im Jahr 2016 
entstanden sind. Kerber hat sich intensiv mit dem prekären zustand der lagunenstadt beschäf-
tigt, die mit der sinkenden einwohnerzahl aufgrund des Wegzugs der einheimischen, der Mono-
kultur des Massentourismus und mit der physischen Bedrohung des Kulturerbes durch die zu-
nehmende Durchfahrt von Kreuzfahrtschiff en zu kämpfen hat. in ihrem Buch ergänzt inga Kerber 
ihre fotografi schen Arbeiten durch textauszüge von salvatore settis, dem italienischen Archäo-
logen und Kunsthistoriker, der 2015 bei Wagenbach das Buch veröff entlichte Wenn Venedig stirbt: 
eine Streitschrift gegen den ausverkauf der Städte, und der deutschen Autorin und Journalistin 
Petra Reski, die einen vielbeachteten Blog betreibt, in dem sie über ihr leben in Venedig berich-
tet.

WeRKKAtAlog
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KlAus Kleine

www.klauskleine.com

Ohne Titel, holz und Lack, 10 x 0,4 x 0,9 m, 2017 

Der Kölner Bildhauer Klaus Kleine hat sich mit den architektonischen Besonderheiten des histo-
rischen Palastes Ca‘ Rezzonico beschäftigt. so entstand 2016 unter anderem eine serie von Frot-
tagen, die er im eingangsbereich des Palastes abgenommen hat. Für die Ausstellung wählte er 
den ersten Ausstellungsraum, in dem sich das einzige Ausstellungsobjekt des Portego befindet, 
eine historische venezianische gondel. Klaus Kleine hat für diesen Raum eine großformatige 
skulptur aus Holz geschaffen, die in ihrer Materialität (sie ist mit schwarzem gondellack bemalt) 
und größe (sie ist mit elf Metern ebenso groß wie die gondel) durchaus Bezüge zur gondel zu-
lässt. gleichzeitig verweist seine Arbeit mit den vielen einzelteilen, aus denen sie zusammenge-
setzt ist, auch auf die lackierten Böden, türen und Klappen der lagunenstadt. trotz dieser forma-
lästhetischen Verbindung mit dem urbanen Kontext ist die skulptur ein autonomes objekt, das 
wie ein teil einer unbekannten sache im Raum steht. tatsächlich weist das Werk keine Funktion 
auf und macht keine sichere Herkunft lesbar. 

Klaus Kleine hat in früheren Arbeiten begehbare installationen und objekte aus der Beschäfti-
gung mit historischen gemälden oder den Besonderheiten von Ausstellungsorten entwickelt. 
Die gondel ist ein objekt, das seit Jahrhunderten eng mit dem Bild der stadt Venedig verknüpft 
ist. in der venezianischen Malerei finden sich gondeln bereits um 1500 in den narrativen gemäl-
dezyklen von Vittore Carpaccio; in Ca‘ Rezzonico ist die gondel ein teil des stadtbildes in den 
Veduten von Canaletto und Francesco guardi. Der Dichter Johann Wolfgang von goethe verglich 
im späten 18. Jahrhundert die gondel mit einem sarg; diese Assoziation liegt auch in Klaus Klei-
nes Arbeit für Ca‘ Rezzonico nah. 

WeRKKAtAlog
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KlAus Kleine 

Ohne Titel, Glas, je 20 x 30 x 15 cm, 2017

Klaus Kleine hat während seines Venedig-Aufenhaltes im sommer 2016 unzählige Aufnahmen 
von oberflächenstrukturen, architektonischen elementen und naturerscheinungen gesammelt 
und eine Formsammlung angelegt, die er bis heute weiter entwickelt (siehe rechte Abbildung 
unten). in der glashütte der Fondazione Berengo auf Murano hat er zusammen mit dem glas-
meister silvano signoretto eine serie von neun skulpturen geschaffen. zunächst entstanden 
runde, vollplastische objekte mit einer großflächigen Aderung, die an die struktur von Marmor 
erinnert. spätere Arbeiten weisen eine flache und geometrische struktur auf, die durch die Ver-
wendung von stahlformen entstanden ist, in die das noch zähflüssige glas gepresst wurde. Auch 
die Farbigkeit ist anderes: die feinen Äderchen sind das ergebnis einer Mischung mit stahlwolle, 
die in der amorphen struktur des heißen glases verschmolzen ist. 

Klaus Kleines Werke sind faszinierende alchemistische transmutationen von sand, Hitze und 
stahlwolle, aus denen gläserne steine entstanden sind. Diese objekte sind nicht natur und nicht 
Architektur – und doch beides: Mischwesen aus Fels und Meer und urbanem Raum.

WeRKKAtAlog
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JoHAnnA Von MonKieWitsCH 

www.johannavonmonkiewitsch.com 

Johanna von Monkiewitsch, Palazzo Fortuny und Palazzo Ducale, videoprojektionen variab-
le Größen, 2016 

Die Kölner Künstlerin Johanna von Monkiewitsch verbrachte eine zeit ihrer Jugend in los Ange-
les, wo sie schon früh ihr interesse für licht und lichtstimmungen entdeckte. in Venedig, wo sie 
in den sommermonaten war, interessierte sie sich für die Beschaffenheit von lichtphänomenen, 
die durch Reflektionen auf der Wasseroberfläche hervorgerufen werden, so genannte ‚gibigiane‘ 
Johanna von Monkiewitsch filmte das licht und projiziert es isoliert von seiner umgebung an 
einem anderen ort neu. in Ca‘ Rezzonico präsentiert sie unweit der Wasserpforte einen ‚licht-
transport‘, der im erdgeschoss des Dogenpalastes gefilmt wurde. Die Videoarbeit Palazzo ducale 
flackert kaum merklich in der oberen Wandzone, wo sie hin und wieder mit flüchtigen lichtre-
flexen korreliert, die vom nahe gelegenen Canal grande her in den Portego hinein scheinen. ein 
ähnliches lichtphänomen kann der Besucher auch in den frühen Morgenstunden am Wappen 
über dem Brunnen beim landeingang beobachten, in dem sich das licht spiegelt, das durch das 
Wasser im Brunnen gebrochen wird.

eine konkretere Form weist die Videoprojektion Palazzo Fortuny auf: das Video des sonnenlichts 
aus dem zweiten obergeschoß von Palazzo Fortuny zeichnet die charakteristische Form eines 
venezianischen gotischen spitzbogenfensters nach. in dem Johanna von Monkiewitsch dieses 
licht auf den Fußboden des eingangsbereichs projiziert, wird aus dem einst flüchtigen licht eine 
feste skulpturale setzung.  

WeRKKAtAlog
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JoHAnnA Von MonKieWitsCH 

Ohne Titel, (Schlaufe 21.01.2017 / 9:50), Stahl und Lack, 45,5 x 93,5 x 147 cm, 2017

in Ca‘ Rezzonico zeigt Johanna von Monkiewitsch außerdem eine skulptur aus einer neuen 
Werkserie von 2017. Anders als in ihren Videoprojektionen, in denen sie licht direkt abbildet, 
reagiert die Künstlerin mit ihrer stahlskulptur auf einen schattenwurf: sie hat den schatten eines 
Blechbogens in gleichem Material nachgearbeitet und anschließend mit dem Blechbogen zu 
einer Form zusammengeführt. Die daraus entstandene weiß lackierte schlaufe ist durch ihren 
titel zeitlich verortet: festgehalten wurde der schattenwurf am 21. Januar 2017 um 9.50 uhr. Der 
Besucher der Ausstellung wird den echten schattenwurf des objekts je nach tages- und Jahres-
zeit in einer anderen Position sehen und somit die skulptur und ihr Abbild in immer neu verän-
derten Formen erleben. 

 

WeRKKAtAlog
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DIe erFINDUNG VeNeDIGs   
text von StePhan BerG

Dem französisch-schweizerischen Fluxus-Künstler Ben Vautier verdanken wir die erkenntnis, dass 
die schweiz in Wirklichkeit nicht existiert. 1992 schmückte sein spruch la Suisse n‘existe pas den 
schweizer Pavillon auf der Weltausstellung in sevilla und löste einen handfesten skandal aus, 
obwohl er doch auf einer hintergründigen ebene exakt den nagel auf den Kopf traf. schließlich 
ist es in der tat nahezu unmöglich hinter all den Klischees, die über das Alpenland kursieren, 
noch das wirkliche land zu erkennen und zu entdecken. Dass Venedig nicht existiert, hat zwar 
bislang weder Vautier noch irgendjemand sonst behauptet, dennoch trifft es auf die lagunen-
stadt mindestens im gleichen Maße zu, wie auf die schweiz. zwischen gondeln und Rialto, tod-
in-Venedig-Melancholie und Commissario Brunetti, zwischen den orchesterbestückten Cafés 
auf san Marco und der seufzerbrücke beim Dogenpalast, gibt es schlicht kaum noch Platz für das 
wirkliche Venedig. Mehr noch: Die stadt selbst wirkte immer schon wie ihr eigenes Bild:  Aus der 
lagune auftauchend wie eine unerreichbare Fata Morgana. ein auf Pfählen errichteter steinerner 
traum, dessen unfassbare schönheit durch den seit langem drohenden und bislang scheinbar 
nicht aufzuhaltenden zukünftigen untergang noch gesteigert wird. 

Venedig, sehnsuchtsort für jährlich mehr als 30 Millionen touristen, ist heute mehr denn je eine 
inszenierung von Fassaden, Blicken und oberflächen. eine grandiose Kulisse für das tägliche 
spektakel auf den Flaniermeilen der stadt, aber immer weniger ein ort, an dem auch tatsächlich 
gelebt wird. Wer hier arbeitet, arbeitet überwiegend an der permanenten Aufrechterhaltung 
eines Bildes, das über kurz oder lang die stadt zur vollkommenen geisterstadt machen könnte. 
schon jetzt sind die Miet- und immobilienpreise so hoch, dass kaum ein Venezianer sie sich noch 
leisten kann, mal ganz abgesehen von den logistischen Herausforderungen, die diese stadt be-
reithält, in der jeder transport mühsam per Boot bewältigt werden muss, und jeder umzug zu 
einem komplexen Kraftakt wird. 

Mit Ritratto/copia – ebenbild/abbild reagieren Heike gallmeier, inga Kerber und Johanna von 
Monkiewitsch als stipendiaten des Deutschen studienzentrums in Venedig, sowie Klaus Kleine 
als stipendiat der Fondazione Berengo/Murano zum einen ganz direkt auf die oben skizzierte 
Doppelidentität Venedigs und arbeiten dabei zugleich auch ganz konsequent an ihren jeweili-
gen künstlerischen grundthemen. Alle vier Positionen verbindet das interesse an einer Auslo-
tung des Raums zwischen Bild und Wirklichkeit, zwischen Modell und Realität. und allen vier 
Künstlerinnen geht es darum innerhalb dieses transferaktes beide Bezugspunkte gleichzeitig 
sichtbar und spürbar zu machen. Die Bilder, Räume und skulpturen, die dabei entstanden sind, 
spiegeln Momente und situationen des transitorischen. sie sind weniger an Definitionen und 
Fixierung interessiert, als an übergängen, an atmosphärischen Doppelbelichtungen, in denen 
das, was erscheint zur schillernden Kippfigur zwischen Abbildung und einbildung wird. Den 
ganz konkreten Bezugsrahmen bildet dabei das städtische Museum Ca‘ Rezzonico, dessen 
sammlungsschwerpunkte aus dem 18. Jahrhundert das Projekt zugleich an die große histori-
sche Vergangenheit Venedigs rückbinden. 

inga Kerbers Projekt für Venedig ordnet sich ein in die systematische Bildrecherche, welche die 
Künstlerin unter dem oberbegriff des Clichés seit 2009 betreibt. Dabei nutzt die Künstlerin das 
Bedeutungsspektrum des Begriffs, wonach Cliché wörtlich übersetzt „ein Foto, bzw. ein negativ 
machen“ bedeutet, im übertragenen sinn aber mit Reproduktion, gemeinplatz und stereotyp 
gleichgesetzt wird. in diesem sinne sind alle Arbeiten inga  Kerbers sowohl visuelle Analysen des 
fotografischen Prozesses und der spezifischen fotografischen Bildlichkeit, wie auch Auseinander-
setzungen mit Bilderthemen, die zu Clichés ihrer selbst geworden sind, und damit spüren lassen, 
dass es keine direkte Verbindung zwischen dem Abbild und der Wirklichkeit gibt, sondern nur 
zwischen unterschiedlichen ebenen von Bildsurrogaten. 

grundlage für das Werk ist ein permanent wachsendes Archiv analoger, mit verschiedenen Ka-

text
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meras und entwicklungstechniken selbst gemachter Fotos, die sich im Wesentlichen auf klassi-
sche kunsthistorische genres und themen wie landschaften, Porträts, Blumenstillleben etc. be-
ziehen. Die Aktivierung dieses 1987 (also mit fünf Jahren!) begonnenen Archivs erfolgt durch 
komplexe technische übersetzungsprozesse. zunächst werden dazu Handabzüge ihrer Fotos 
eingescannt. Diese wiederum werden in vielfacher Vergrößerung des Ausgangsbildes auf unter-
schiedliche Papiere und Bildträger als Pigmentdruck geprintet. in gang gesetzt wird damit eine 
hochproduktive Befragung des Bildes im Hinblick auf seine materiellen, inhaltlichen, techni-
schen, formalen grundlagen und auf die Veränderungen, die es durchläuft, wenn man die Para-
meter seines erscheinens verschiebt oder ändert. zur sehschule werden diese Werkreihen, weil 
die zugrundeliegenden Motive immer mehrfach, mit jeweils leicht verändertem Kamerastand-
punkt fotografiert wurden. Das spiel mit den unterschiedlichen ebenen von tatsächlicher und 
scheinbarer Reproduktion macht bei genauerem Hinsehen deutlich, dass jede dieser Reproduk-
tionen wiederum den status eines eigenen, einzigartigen Bildes für sich reklamiert. Das original 
erscheint dabei aber nicht mehr als geniale künstlerische schöpfung ex nihilo, sondern im 
Durchgang durch seine verschiedenen stufen der reproduktiven Aneignung. 

Diese umwertung der Bedeutung des originals und der Kopie kennzeichnet auch inga Kerbers 
Vorgehen für ihr Venedig-Projekt. Cliché of a City, Venice reflektiert Venedig als eine Kippfigur 
zwischen original und täuschung, in der die touristen zu den wahren Bewohnern der stadt ge-
worden sind. Aber erkennbar geht es in der daraus entstandenen Porträtserie, die sich den ver-
schiedenen Akteuren dieser stadt widmet, nicht um eine entlarvung eines formatisierten, touris-
tischen Blicks. Kerbers Fotos nehmen vielmehr die Kulissenhaftigkeit der stadt zum 
Ausgangspunkt für einen fotografischen Blick, in dem die selbstinszenierung der Porträtierten 
auf hintergründige Art etwas über die Wahrheit der stadt verrät. ein Beispiel dafür sind die bei-
den leicht unterschiedlichen Porträts eines Fitnesstrainers, die inga Kerber auf der Basis von 
Mittelformat-Handabzügen gescannt und dann als Banner im Hof des Museums an die Wände 
gehängt hat. Die Haltung des Mannes erinnert vage an klassische skulpturen, während die turn-
schuhe auf sein aktuelles selbstbild verweisen. so wird sein Posieren zum Ausdruck einer identi-
tät, die exakt, aber vermutlich unbewusst zwischen original und Kopie balanciert, und dies in 
einem Ambiente, das selbst die gleiche Ambivalenz aufweist. insofern verstärkt die doppelte 
Maskerade von stadt und Protagonist interessanter Weise nicht die Künstlichkeit der szene, son-
dern stattet sie mit einer Aura der glaubwürdigkeit aus, indem sie kenntlich macht, wie weitge-
hend der Kontext und seine Akteure mit ihrem Bild identisch geworden sind.

Johanna von Monkiewitsch ist in einem elementaren sinn eine lichtbildnerin. indem sie licht 
mit der Hilfe von Medien zur erscheinung bringt, die wiederum licht benötigen, um Bilder zu 
produzieren, betreibt sie zum einen mediale selbstreflexion, und arbeitet andererseits auf sehr 
präzise Weise an der ewigen Dichotomie zwischen Bild und Wirklichkeit. in ihren Papierfaltun-
gen (seit 2007) dokumentiert die Künstlerin eindrucksvoll, wie diese grundlagenforschung zu 
einem visuell hochattraktiven, philosophisch aufgeladenen Bilderrätsel werden kann. Den Aus-
gangspunkt bilden dabei Papiere im Din-Format, welche die Künstlerin mehrfach faltet und wie-
der entfaltet. Die von Falzlinien durchzogenen Papiere werden anschließend in unterschiedli-
chen lichtsituationen fotografiert, sodass „ihre Haptik ihre Materialbeschaffenheit und ihre 
Plastizität, aber auch die ganz bestimmte lichtstimmung festgehalten werden“ (Monkiewitsch).

Aus diesen Digitalfotos entstehen – zum teil erheblich vergrößerte Pigmentdrucke, die ihrerseits 
genau an den stellen gefaltet werden, an denen die ursprünglichen Faltungen vorgenommen 
wurden, sodass die Binnenschattierungen der neuen Faltungen sich mit den schattenwürfen 
des zugrundeliegenden originals doppeln. Diese Verknüpfung schafft eine paradoxe situation, 
weil der reale schatten hier den reproduzierten schatten nachahmt, und damit das Verhältnis 
von Bild und Wirklichkeit umkehrt. 

Vergleichbar mit oscar Wildes bildnis des dorian Gray folgt auch bei Johanna von Monkiewitsch 
das Bild nicht sklavisch und rein reproduktiv der Vorgabe der Wirklichkeit, sondern die Wirklich-
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keit des Pigmentdrucks folgt den Vorgaben des Bildes und seiner geisterhaft reproduzierten 
schattenlinien. innerhalb dieses Verfahrens ist die Fotografie das transportmedium für eine Form 
der lichtbildung, bei der das Bild zu seinem eigenen gegenstand wird, und dieser gegenstand 
wiederum fassbar ist als das Bild, das von ihm entsteht. 

Diese Form des lichttransfers verwandelt einerseits das abgebildete licht in seinen eigenen ge-
genstand, und dokumentiert andererseits auch einen Akt der translozierung, der es beinahe 
geisterhaft wirken lässt. Diese Doppelstrategie spielt auch für die beiden Videoprojektionen eine 
wesentliche Rolle, welche die Künstlerin für ihren Beitrag in Ca‘ Rezzonico entwickelt hat. Die 
beiden Filme zeigen zum einen direktes sonnenlicht aus dem Palazzo Fortuny, das innerhalb von 
20 Minuten - für das flüchtige Auge fast unmerklich - durch den Raum wandert, zum anderen 
vom lagunenwasser reflektiertes sonnenlicht aus dem Dogenpalast, das dort seit Jahrhunder-
ten als lichterscheinung an der Decke zu sehen ist. Die jeweils sichtbar installierten Beamer 
sorgen mit ihrem elektrischen licht für die Manifestation eines natur-lichts, das möglicherweise 
gerade, während man es betrachtet, an anderer stelle in Venedig ebenfalls zu sehen wäre, und 
dabei doch einen ganz anderen status aufweist. Während das sonnenlicht und seine spiegelung 
im Palazzo Fortuny und dem Dogenpalast an diese orte gebunden sind und in ihnen auch die 
einheit von zeit und Raum dokumentieren, hat sich das transportierte licht in Ca‘ Rezzonico von 
diesem Kontext befreit und formuliert seine eigene, völlig autonome, in einem loop gebündelte 
licht-zeit. Wiewohl streng dokumentarisch sind diese Projektionen in ihrem Wesen absolut abs-
trakt und zeigen insofern auch, dass es ihnen nicht um Abbildung sondern um erscheinung 
geht. 

Das gilt auch für die skulpturale Arbeit, welche die Videoprojektionen flankiert. O.T (Schlaufe 
21.01.2017/9:50) (2017) stellt insofern eine inversion der Videoarbeiten dar, als hier nicht das 
licht selbst zu sehen ist, sondern die aus weißlackiertem, zwei Millimeter dünnem stahlblech 
geschnittene dreidimensionale nachahmung eines schattenwurfs, den ein in der skulptur inkor-
porierter Blechbogen auf Fußboden und Wand geworfen hatte. Ähnlich wie bei den gefalteten 
Pigmentdrucken reagiert auch hier die Wirklichkeit auf das Abbild. schlussendlich verschmelzen 
der schattenwerfende Körper und sein schattenhaftes Abbild zu einer ewig in sich selbst ver-
schlungenen endlosform, wobei – der idee des perpetuum mobile verwandt – der Körper der 
skulptur seine endgültige Form aus seinem schattenhaften Abbild, also aus sich selbst, gewinnt.

in Heike gallmeiers Werk verbinden sich die ebenen der Konstruktion, Rekonstruktion und De-
konstruktion auf ebenso fließende Weise miteinander, wie die Medien Bühnenbild, Performance, 
skulptur, Malerei und Fotografie. Die Künstlerin, ausgebildet sowohl als Malerin wie auch als 
Bildhauerin, hat seit Anfang der 2000er Jahre einen originellen Weg gefunden, Malerei zu reflek-
tieren, ohne tatsächlich Malerei zu betreiben. Dabei beschäftigt sie sich in besonderer Weise mit 
der zentralen neuzeitlichen errungenschaft des Mediums: Dem in der Renaissance entwickelten 
Perspektivverfahren, das es der Malerei erlaubt auf der zweidimensionalen Fläche die illusion 
eines glaubhaften dreidimensionalen Raumes entstehen zu lassen. Vom 15. Jahrhundert bis 
mindestens zum ende des 19 Jahrhunderts verwandelt sich das gemalte Bild dadurch in eine 
Kippfigur zwischen einer faktischen zweidimensionalität und einer malerisch erzeugten tiefe, 
und erzeugt damit eine erkenntnistheoretisch hochproduktive Paradoxie, die erst in der reinen 
Abstraktion des frühen 20. Jahrhunderts temporär aufgehoben wird. 

eben diese Ambivalenz zwischen desilluisonierender Flachheit und illusionärer Räumlichkeit bil-
det den Ausgangspunkt für eine Kette transmedialer übersetzungsverfahren, die vom Bild aus-
gehend schlussendlich zu diesem zurückführen. in einem ersten schritt werden Bildvorlagen, 
unter anderem aus der Renaissance, beispielsweise Vittore Carpaccios Traum der Hl. Ursula (1495), 
mit Hilfe von gefundenen objekten und gegenständen in skulpturale installationen übersetzt, 
deren im Raum gestaffelte Anordnung allein den Kriterien des Kamerablicks folgt. Aus einer be-
stimmten Perspektive fotografiert fügt sich das räumliche ensemble wieder zu einem Bildraum 
zusammen, ohne aber die Brüche, die zwischen den einzelnen skulpturalen elementen liegen, 
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völlig zu verschleiern. Die De-konstruktion des gemäldes in vereinzelte installative elemente 
fügt sich in der fotografischen, und malerisch bearbeiteten Re-Konstruktion zu einer neuen Bild-
einheit, die sich selbst wiederum partiell auflöst. Anders gesagt:  Jedes der Bilder von Heike 
gallmeier zeigt nicht nur seine grundsätzliche Konstruiertheit, sondern balanciert auch immer 
auf der prekären linie zwischen Konsistenz und Kontingenz, zwischen zusammenhang und zer-
fall. 

noch einen schritt weiter geht die Künstlerin, indem sie die entstandene Fotografie, in einzelne 
Fragmente zerteilt und diese als freistehende fotografische objekte in den Ausstellungsraum 
integriert. Dies gilt auch für ihren Beitrag für Ca‘ Rezzonico. Dabei bezieht sie sich in dieser Arbeit 
auf perspektivische studien venezianischer Maler aus dem 18. Jahrhundert wie Canaletto. Das 
ergebnis dieser permanenten Bild-Raum-übersetzungen ist verwirrend und faszinierend zu-
gleich. Die im Foto zusammengefügte Rauminstallation zerfällt hier in fotografische einzelseg-
mente, die nicht durch den Blick der Kamera, sondern alleine durch den Blick des Betrachters 
wieder zu einer momenthaften einheit zusammenfinden. Dabei ist schon diese einheit wider-
sprüchlich, weil die Fotofragmente des gebauten Raums selbst wiederum deutlich teile des Ate-
lierraums zeigen, in denen die Raumkonstruktion ursprünglich entstanden war. Der künstlerisch 
erzeugte Raum und der darin sichtbare Atelierraum stehen zudem noch in einem spannungs-
verhältnis zur umgebenden Architektur aus dem 18. Jahrhundert. Die fotografisch-malerisch-
installative Rekonstruktion von Bildern aus dem 18. Jahrhundert  trifft auf eine Realarchitektur 
aus derselben zeit und kollidiert gleichzeitig mit ihr, weil sich für den Betrachter, der jetzt in dem 
Museum steht, die zeitebenen des Damals und des Hier und Heute paradox überlagern. Die in-
stallation holt die in Bilder gefassten perspektivischen Räume aus dem 18. Jahrhundert in die 
gegenwart, während die Palastarchitektur die gegenwart in die Vergangenheit des 18. Jahrhun-
derts zurück verlängert.

Was passiert mit dem Raum, wenn in ihm ein anderer Raum erscheint? Der Bildhauer Klaus Klei-
ne hat etwa um 2005 herum eine fast minimalistisch wirkende, zugleich aber auch poetische 
Methode entwickelt, innenarchitekturansichten aus gemälden oder realen Architekturen unter 
anderem mit Hilfe von Dachlatten, Pappe und seidenpapier als begehbare Abstraktionen ihrer 
selbst in Ausstellungsräumen zu integrieren. Weder Architektur, noch reine skulptur oder instal-
lation, sind diese Räume und ihre mit Juwelierseide verkleideten Raster-Fensterfronten am ehes-
ten als Bühnen zu begreifen, in denen licht und schatten eine entrückte meditative stimmung 
schaffen, die nicht von ungefähr an die hellen, kühlen, leeren Räume des dänischen Malers Vil-
helm Hammershoi erinnert, auch weil die räumlichen situationen in beiden Fällen zeitenthoben 
wirken.

Die Bühnenhaftigkeit dieser Räume hat dabei nichts mit kulissenhafter täuschung zu tun. Klaus 
Kleines Räume zeigen ihre gemachtheit, ihre konstruktiv, rohe einfachheit und Fragmentarik 
nicht nur, sie machen sie vielmehr zum Ausgangspunkt für ihre eigentliche Wirkungslogik. gera-
de weil sie unsere erwartungen an eine perfekt gemachte Raumillusion enttäuschen, überrascht 
ihre auratische suggestivkraft umso mehr, die ihrerseits wesentlich durch die vom seidenpapier 
diffus gestreute licht- und schattenstimmung innerhalb der Modellräume entsteht. Diese Am-
bivalenz im umgang mit illusion kennzeichnet das Werk bis heute, wobei ganz neue Arbeiten 
wie facade (2017) zusätzlich den Aspekt einer fragmentarischen Mehrteiligkeit betonen, die sich 
ständig neu arrangieren lässt. 

Diese Aspekte finden sich als strukturelle Komponenten auch in den Arbeiten wieder, die Kleine 
für Venedig entwickelt hat. ganz besonders gilt dies für ein großes 10,10 x 0,87 x 0,05 m langes 
schwarz lackiertes Holzobjekt, das an den säulen des Ausstellungsraum lehnt, als sei es dort kurz 
abgestellt worden. scheinbar kompakt und hermetisch handelt es sich bei dem der Arbeit um 
ein aus einer Vielzahl von zwei Meter langen und unterschiedlich breiten sperrholzplatten be-
stehendes Kompositum, dessen Vorderseite zudem ganz unterschiedliche glänzende und matte 
lackierungen aufweist, und auf seiner Rückseite einblicke in den technischen Fertigungsprozess 
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erlaubt. Wenn man so will ein aus vielen einzelfragmenten gebildetes gesamtfragment, das sei-
ne scheinbare geschlossene ganzheit selbst dialektisch unterläuft. zumal Kleine sein schwarzes 
Raumobjekt in der nähe einer im Ausstellungsraum befindlichen historischen gondel platziert, 
und damit ganz bewusst den assoziativen transfer von der autonomen Form zum Funktionsge-
genstand anregt, ohne ihn illustrativ auszureizen. 

Diese Ambivalenz zwischen selbstbezüglichkeit und gegenstandsnähe kennzeichnet auch eine 
kleine gruppe von etwa 20 x 30 x 15 zentimeter großen glasskulpturen, die Kleine auf Murano 
für die Ausstellung hergestellt hat. in einem aufwändigen Verfahren wurden dabei Kugeln durch-
sichtigen glases bei 900 grad Celsius  mit einer schicht weißen glases überzogen und in einem 
vom Künstler geformten stahlwolle-geflecht gewalzt, so dass sich das Metallgeflecht vollstän-
dig mit dem weißen glas verband. zum schluss wurden die glaskörper in eine eisenform ge-
presst und erkalteten dort über mehrere tage. im ergebnis ähneln die entstandenen skulpturen 
weniger glaskörpern, als den über Jahrhunderte abgeschliffenen Brücken- und uferrandsteinen, 
die sich überall in Venedig finden. Die durch das Metallgeflecht entstandene schwarze zeich-
nung erinnert zudem an von Algen bewachsene Hafenmauern und macht sie damit zu einer Art 
Porträt der lagunenstadt. Allen assoziativen Verknüpfungsmöglichkeiten zum trotz beharren die 
glassteine, in ihrer kühlen. ungreifbaren glätte aber auch auf einer vollkommen abstrakten Au-
tonomie. Wie die schwarze Holzform sind auch sie Kippfiguren zwischen ein-bildendem eigen-
sinn und welthaltiger Abbildung.
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KuRzBiogRAFien DeR KünstleRinnen unD KünstleR 

heike Gallmeier, 1972 geboren in Berlin, wo sie lebt und arbeitet. nach dem studium der 
Malerei an der Akademie für Bildenden Künste Mainz schloss sie 2002 ihr studium an der Kunst-

hochschule Berlin-Weißensee im Bereich Bildhauerei als 
Meisterschülerin ab. 1999 wurde ihr der Kunstpreis Jun-
ger Westen der stadt Recklinghausen für Malerei zuer-
kannt. sie war stipendiatin des Berliner senats, der Kon-
rad-Adenauer-stiftung und des Kunstfonds Bonn. 2012 
war sie im Rahmen der gateway 12 residency des goe-
the-instituts, der Bezalel-school of Art und schir-art con-
cepts in Jerusalem und 2015 als stipendiatin des Deut-
schen studienzentrum in Venedig. 2017 wird ihr 
Buchprojekt Vertigo vom Kunstfonds Bonn gefördert. 
unter anderem wurden ihre Arbeiten bei Ausstellungen 
wie art and identity, Art Museum guangzhou, China, 
new Frankfurt internationals im Frankfurter Kunstverein, 
Welcome to the Jungle, KW institute for Contemporary 
Art Berlin, und in der einzelausstellung Vertigo im nn 
Contemporary Art in großbritannien gezeigt. neben ih-
rer klassischen künstlerischen Atelierarbeit unterrichtet 
sie seit 2015 an der universität der Künste Berlin und ge-

staltete Bühnenbilder am staatstheater stuttgart (2009) und am schauspielhaus Hamburg 
(2016), zuletzt für die Produktion brain Projects von Rimini Protokoll.
www.heikegallmeier.de

Inga Kerber, 1982 geboren in Berlin, lebt und arbeitet in Leipzig. Von 2002-2004 absolvierte 
sie Fotoassistenzen in Berlin und leipzig, von 2002-2004 besuchte sie die Fotografieschule am 

schiffbauerdamm, Berlin (FAs). Ab 2004-2011 begann 
sie ihr studium an der Hochschule für grafik und Buch-
kunst leipzig (HgB leipzig) / Fotografie u.a. bei Beate 
gütschow und eiko grimberg, von 2007-2008 folgte ein 
Auslandsjahr an der École nationale supérieur des Be-
aux-Arts de lyon, Frankreich. 2011 schloss sie ihr Diplom 
Bildende Kunst / Fotografie an der HgB leipzig ab. inga 
Kerber lebt und arbeitet in leipzig. 2012 erhielt inga Ker-
ber eine Katalogförderung für Catalogue raisonné ( Cli-
chés) beim Kunstfonds Bonn mit dem Verlag spector 
Books. 2013 wurde ihr der Marion-ermer Preis verliehen. 
Von 2014-2016 folgten stipendienaufenthalte in schloß 
Plüschow, Vietnam und Venedig (gefördert durch Kultur-
stiftung des Freistaates sachsen (KDFs), Bundesregie-
rung), 2016 wurde sie für den stiftungspreis für Fotogra-
fie / sammlung Klein nominiert. zur zeit arbeitet inga 

Kerber an einer Publikation zu ihrem Projekt in Vietnam (Cliché of a landscape, Jungle), die von 
der KDFs gefördert wird. ihre Arbeiten wurden u.a. gezeigt in der Pinakothek der Moderne, Mün-
chen, Kunstverein Hamburg, landesgalerie linz / Österreich, goethe-institut Hanoi / Vietnam, 
galerie Florence loewy, Frankreich, inman gallery / Houston/ usA, galerie Jochen Hempel Ber-
lin/ leipzig.
www.ingakerber.de
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Klaus Kleine, 1974 geboren in olpe, lebt und arbeitet in Köln. Kleine studierte von 2000 - 2007 
Freie Kunst an der Hochschule für bildende Künste (HbK) in Braunschweig und war Meisterschü-

ler von thomas Virnich. er lebt und arbeitet in Köln. Von 
2004 bis 2007 stipendiat der studienstiftung des deut-
schen Volkes, 2007 träger des Meisterschülerpreises der 
stiftung Braunschweigischer Kulturbesitz, 2008 gaststi-
pendiat der stadt Hamburg, 2009 Preisträger des gWK-
Förderpreises (gesellschaft zur Förderung der westfäli-
schen Kulturarbeit). 2012-2015 war er Atelier-stipendiat 
des Kölnischen Kunstvereins, 2014 bis 2015 stipendiat 
der Akademie der Künste Berlin, im Jahr 2016 war Kleine 
für einen dreimonatigen studienaufenthalt in Venedig 
und 2017 ist er stipendiat der Fondazione Berengo, Mu-
rano/Venedig. seine Arbeiten wurden in zahlreichen 
gruppen- und einzelausstellungen gezeigt, in israel, Ko-
rea und italien sowie in der Akademie der Künste Berlin, 
im schloß Rheinsberg Berlin/Brandenburg, im KJuBH 

Kunstverein Köln und dem Kunstverein Wolfenbüttel. in diesem Jahr werden seine Arbeiten in 2 
einzelausstellungen im ak-Raum in Köln, im Raum Melange-Köln, und in einer gruppenausstel-
lung im Museum Kunstpalast in Düsseldorf zu sehen sein.
www.klauskleine.com

Johanna von Monkiewitsch, 1979 geboren in rom, lebt und arbeitet in Köln. sie ist schon in 
früheren Arbeiten stark an den eigenschaften und dem Abbilden von licht in verschiedenen 

Formen interessiert. ihre sich unter anderem auch über 
die Fotografie und den Film vermittelnde bildhauerische 
Position offenbart ihre intensive Auseinandersetzung 
mit dem licht, mal als kosmisches ereignis, mal als 
schatten erzeugendes Medium. Doch auch die illusion 
von Räumlichkeit und Materialität spielt eine zentrale 
Rolle in ihrer Arbeit. in Venedig filmte sie das von der 
Wasseroberfläche reflektierte sonnenlicht, welches in 
Venedig überall auf Mauern und Brücken zu sehen ist ab, 
und projizierte diese ganz freien, abstrakten lichtformen 
an anderen orten mittels eines Projektors erneut. Die 
Künstlerin behandelt so das licht wie ein Material und 
transportiert gleichzeitig einen vergänglichen Moment 
an einen anderen ort. so wird sie beispielsweise ein im 
April 2016 gefilmtes licht aus dem Dogenpalast in die 
Ca‘ Rezzonico projizieren. Das ergebnis sind minimale 
lichtinszenierungen, deren existenz zwischen Realität 

und Abbild liegt. so wird das licht Venedigs einerseits sachlich dokumentiert, andererseits die 
subtile schönheit und Besonderheit dieser stadt gespeichert und erfahrbar gemacht. sonnen-
licht wird durch die Kamera aufgenommen und mit einem Projektor wieder abgegeben, wo-
durch sich das licht durch diese technischen Medien umwandelt und licht durch licht darge-
stellt wird. im vergangenen Jahr waren ihre Werke unter anderem im Museum für Konkrete 
Kunst, ingolstadt, im Museum Kunstraum Alexander Bürkle in Freiburg, der Pinakothek der Mo-
derne, München oder auf der Kunstmesse Art Cologne sowie der Paris Foto zu sehen. im Jahr 
2016 war Johanna von Monkiewitsch stipendiatin des Deutschen studienzentrums in Venedig. 
sie wird vertreten durch die galerie Berthold Pott, Köln.
www.johannavonmonkiewitsch.com
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