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EIN FEMINISTISCHER GEGENKANON 
MODERNER RAUMANEIGNUNG

THERESA KNOSP & THOMAS MOSER

In der Popkultur zirkulieren seit geraumer Zeit zahlreiche, affirmativ verstandene 
Begriffe für emanzipierte Frauen1 wie zuletzt „queen“ und „mother“ (beide 
auch in adjektivischer Verwendung). Vor allem aber hat ein neoliberaler Main-
stream- und Top Girls-Feminismus problematische Ausdrücke wie „girl boss“, 
„boss babe“ und „boss b*tch“ gezeitigt. Im Urban Dictionary für Slang und 
Jugendsprache wird etwa erklärt, dass unter einer sogenannten „boss b*tch“ 
eine selbstbewusste, erfolgreiche und unabhängige Frau verstanden wird,  
die ihre Meinung zur Sprache bringt und für ihre Überzeugungen einsteht.2 

Mit eben diesem Selbstverständnis und betont feministischem Anspruch wird 
so in hundertmillionenfach gestreamten Rappsongs von Doja Cat und Katja 
Krasavice, auf Kaffeetassen und Goldkettchen ein heikler, sexistischer wie 
erniedrigender Begriff positiv umgewertet und angeeignet. In umgekehrter 
Richtung wird „Boss“, das hingegen bislang mit positiv gelesenen Werten männ-
licher Rollenbilder verknüpft ist, emanzipierten Frauen zugeschrieben. Eine 
solche Umkodierung patriarchaler Sprache ist für den fourth-wave Feminismus, 
der sich mit zunehmender Vehemenz gegen einen bourgeoisen Feminismus 
stellt, nicht ganz untypisch, indes aber dennoch diskussionswürdig. Die damit 
zum Ausdruck gebrachte Selbstermächtigung, mit der nicht zuletzt auch öko-
nomischer Erfolg für sich eingefordert wird, ist mit westlichen Frauenbildern 
lange Zeit entweder unvereinbar oder zumindest negativ besetzt gewesen – und 
ist es in vielen Bereichen noch heute. Auf den Bereich der Architektur trifft 
das in besonderem Maße und mit umso gravierenderen Folgen zu. Das liegt 
zum einen daran, dass die Baubranche als ausnehmend männlich dominiertes  
Arbeitsfeld gilt, zum anderen aber auch daran, dass Raum und Geschlecht 
unauflöslich miteinander verbunden sind. Einerseits nehmen wir Räume auf- 
grund von kulturell geprägten Geschlechterrollen unterschiedlich wahr; so  
erfahren Frauen etwa den nächtlichen Heimweg durch eine schlecht beleuchtete 
Gasse oftmals ganz anders als Männer. Andererseits – und damit verbunden –  
verändern Räume wiederum unsere Wahrnehmung, wenn sie unsere Gesch-
lechtszugehörigkeit antizipieren und bewusst ansprechen; so wird in der gegen-
wärtigen Debatte um Geschlechteridentitäten beispielsweise stets betont, dass 
öffentliche Toiletten auch als geschlechtsspezifische Rückzugs- und Schutzräume 

EINLEITUNG

2 https://www.
urbandictionary.com/define.
php?term=Boss+Bitch (letzter 
Zugriff am 09.07.2024).

1 Gemeint sind mit  
„Frauen“ und „Männern“ 
weiblich beziehungsweise 
männlich gelesene Personen.

https://www.urbandictionary.com/define.php?term=Boss+Bitch
https://www.urbandictionary.com/define.php?term=Boss+Bitch
https://www.urbandictionary.com/define.php?term=Boss+Bitch
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wirken. Gesamtgesellschaftlich, aber speziell auch baukulturell ist es entsprechend 
prekär, dass für die bauliche Gestaltung, Organisation und Zuweisung von Raum 
bis weit in die westliche Moderne hinein praktisch ausschließlich (weiße) Männer 
verantwortlich waren.

Im Wahlseminar Projekt Kunstgeschichte haben wir im Sommersemester 2024 
darum gemeinsam mit zwanzig Architekturstudierenden der Technischen Uni-
versität Wien gezielt aus queerfeministischer Perspektive danach gefragt, wo 
und auf welche Weise Frauen seit dem späten 19. Jahrhundert dennoch raum-
bezogene Handlungsmacht entfalten konnten. Welche Frauenbilder waren hier-
für bestimmend und inwiefern haben sich diese historisch gewandelt? Dabei 
haben wir insbesondere architektonische Räume in den Blick genommen, aber 
auch soziale, institutionelle und intellektuelle. Denn immerhin war es selbst im  
20. Jahrhundert noch lange Zeit Männern vorbehalten, im öffentlichen Raum 
sichtbar zu agieren, während Frauen der häuslich-privaten Sphäre zugeordnet 
waren. Frauen blieb nicht lediglich der Zugang zu akademischer Ausbildung und 
zu politischen Wahlen verwehrt, sondern auch zu einer Vielzahl von Räumen, da 
einige Lokale und Nachtclubs zunächst nur in Begleitung von Männern betreten 
werden durften – mit Ausnahme von Kokotten. Eine queerfeministische Archi-
tekturgeschichte ist also zwangsläufig auch immer eine Geschichte weiblicher 
Aneignung von gesellschaftlichem Raum.

Auf der Nahtstelle, über die sich Architektur-, Kunst- und Sozialgeschichte 
im langen 20. Jahrhundert berühren, bedeutete das zwei inhaltliche Schwer-
punkte: Zum einen haben wir uns gemeinsam namhaften Architektinnen von 
Louise Blanchard Bethune und Margarete Schütte-Lihotzky über Denise Scott 
Brown bis Zaha Hadid und Kazuyo Sejima gewidmet. Hier hat uns beispiels-
weise interessiert, wie es um die Personenkonstellationen innerhalb der Büros 
bestellt gewesen ist, und mit welchen ihrer Entwürfe die Architektinnen fortan  
assoziiert wurden. Zum anderen haben wir uns aber auch mit Kunstwerken, 
etwa von Valie Export, Judy Chicago und Sylvie Fleury, auseinandergesetzt,  
anhand derer sich nachvollziehen lässt, wie Frauen auf vormals männlich  
konnotierte Räume Anspruch erhoben haben. Der Begriff „Building“ im Titel 
ist also ebenso auf architektonisch wie künstlerisch tätige Frauen gerichtet, 
die sich Raum „bildend“ selbstbewusst angeeignet haben, wie auch auf die 
Erschwernisse, mit denen viele von ihnen zu kämpfen hatten und haben. Zu-
letzt rekurriert der Begriff metaphorisch aber auch auf die queerfeministische 
Bauarbeit an einer posthegemonialen Kunst- und Architekturgeschichte, die 
nicht nur die Geschichte weiß-männlicher Kanonplatzhirsche erzählt, sondern  
auch HERstory.
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Anlass für das Seminar gab die Tagung Why have there been no great women 
architects? Feminist perspectives on gendered spaces in architecture and art  
history, die am 14. und 15. Juni 2024 am Forschungsbereich Kunstgeschichte der 
TU Wien sowie am Architekturzentrum Wien stattgefunden hat. Ihr doppel-
ter Fokus lag sowohl auf der Produktivität von Frauen in allen Dimensionen 
der Architektur, Planung und Baukultur als auch auf den kunsthistorischen  
Diskursen über geschlechtsspezifische Raumwahrnehmungen und Raum-
nutzungen. Obwohl seit Jahrzehnten in Austellungen und Publikationen zu-
nehmend Architektinnen Berücksichtigung finden, werden dabei bislang vor 
allem patriarchale Eigengesetzlichkeiten des Kanons reproduziert: Einige  wenige 
Frauen werden durch die neue Aufmerksamkeit als genialische Ausnahme- 
erscheinungen additiv kanonisiert und bestätigen durch ihre fortwährende 
Sonderstellung das archaische Narrativ, das Männer für dieses Tätigkeits-
feld grundsätzlich  geeigneter sind. Während nun die Tagung bislang wenig 
beachtete, übersehene und ausgeblendete Akteurinnen in den Blick nimmt,   
haben wir uns im Seminar die Frage gestellt, wer diese bereits zur Sichtbarkeit  
gebrachten und teilweise berühmten Architektinnen sind. Ziel war es dabei  
nicht, eine Art feministischen Gegenkanon zu konstruieren, sondern, sich mit  
den angehenden Architekt*innen im Seminarraum und auf einer Exkursion 
zur Wiener Frauen-Werk-Stadt gegenseitig historische wie gegenwärtige 
Orientierungspunkte und weibliche Vorbilder für die eigene Arbeit vorzu- 
stellen, wo sonst meist Le Corbusier, Mies van der Rohe, Frank Lloyd Wright  
und Gehry oder eben Loos, Holzmeister, Hollein und Czech diskutiert werden.  
Ein zentrales Anliegen war es auch, die Arbeit der Studierenden auf der  
Tagung selbst sichtbar zu machen und die queerfeministische Care-Arbeit an 
der Kunst- und Architekturgeschichte bewusst als eine Aufgabe zu markieren,  
die Studierende ebenso leisten wie etablierte Forscher*innen. Neben der 
Textarbeit wurde so auch eine Plakatausstellung von den Studierenden mit- 
entwickelt und an beiden Tagungsstandorten begleitend präsentiert. Räumlich 
wie inhaltlich fand die Tagung selbst damit vor dem Hintergrund der bereits  
kanonisierten Frauen statt, von denen aus weitergedacht werden sollte. 
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14. JUNI 2024
ARCHITEKTURZENTRUM 
WIEN, PODIUM
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TU WIEN, 
FOYER STIEGE 1
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TAMARA DE
LEMPICKA

FIKTIVE SZENE AUS TAMARA DE LEMPICKAS LEBEN

Louisa Haß

Mit ihrer zweiten Eheschließung entschied sie sich für eine  
rein repräsentativer Natur, denn die erfolgreiche Geschäfts-
frau wusste sich in der Ehe zu inszenieren und zugleich ihre  
sexuelle und künstlerische Freiheit auszuleben. Mit diesem  
Lebensentwurf forderte sie Rollenbilder ihrer Zeit heraus.  
Tamara de Lempickas Erfolg war neben ihrer Kunstfertig-
keit auch ihrer Zielstrebigkeit und ihrer Selbstvermarktung 
zu verdanken. Besonders eindrücklich lässt sich dieser Um-
stand anhand ihres berühmtesten Werks, einem Selbstport-
rait aus dem Jahr 1929, nachvollziehen: Sie zeigt sich selbst-
bewusst am Steuer eines Autos. Anstatt jedoch ihr eigenes 
Auto, einen gelben Renault, darzustellen, wählte sie einen
mondänen Bugatti – und verlieh diesem das Grün ihrer Augen.

Schon Tamara de Lempickas Geburtsdatum ist Teil einer 
ausgefeilten Inszenierungs, denn sie schwankte bei eigenen  
Angaben über ihr Alter; höchstwahrscheinlich kam sie im 
Jahr 1898 in Polen zu Welt. De Lempicka ist heute, rund 
hundert Jahre nach dem Höhepunkt ihrer künstlerischen 
Karriere, ebenso relevant, nicht zuletzt aufgrund eben jener
extravaganten Selbstdarstellung. Sie zeichnete ein Rollen-
bild, welches sie als künstlerische Vorreiterin präsentierte.  
Sie inszenierte die Frauen der 1920er-Jahre in ihrer Kunst als 
Selbstfahrerinnen, ohne männliche Begleitung, in einer Zeit, 
als Frauen gerade erst die Möglichkeit bekamen, eigene Bank-
konten zu besitzen oder zu wählen. De Lempickas Bilder be- 
tonten jene errungene Unabhängigkeit der Frauen ausdrück-
lich. Geprägt durch frühkindliche Ereignisse, wie die Schei-
dung ihrer Eltern und den Selbstmord ihres Vaters, entwickelte 
die junge Tamara de Lempicka ein hohes Bedürfnis, wahr- 
genommen zu werden, und malte sich zielsicher ein Bild ihrer 
selbst – als finanziell unabhängige Künstlerin. Statt sich dem 
Impresionismus anzuschließen, sprach sie durch ihre künstle-
rische Auseinandersetzung mit der italienischen Renaissance-
kunst die noblen Migrant*innen der russischen Revolution an.
Unermüdliche Disziplin und der Fokus auf die eigenen Ziele
brachten ihr eben den Ruhm ein , nach welchem sie sich sehnte. 
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Raphael Berger

VALIE
EXPORT

1977 nahm sie an der documenta 6 in Kassel teil und vertrat 1980 zusammen mit Maria Lassnig Österreich auf der Biennale 
in Venedig. 1985 wurde ihr Film „Die Praxis der Liebe“ bei den Internationalen Filmfestspielen Berlin für den Goldenen Bären  
nominiert. In den Folgejahren übernahm VALIE EXPORT mehrere kuratorische Arbeiten und hatte diverse Lehrstellen auf der 
ganzen Welt inne. Zahllose internationale Ausstellungen und Publikationen bezeugen die anhaltende Relevanz ihrer Arbeiten.

TAPP- UND TASTKINO
Hierzu zählt auch eine ihrer berühmtesten Arbeiten, die 
Kunstaktion „Tapp- und Tastkino“, die sie 1968 erstmals in 
München mit ihrem damaligen Partner Peter Weibel auf-
führte. VALIE EXPORT trug bei dieser Performance einen 
selbstgebauten Kasten mit zwei vorhangverhüllten Öffnun-
gen auf Höhe ihrer entblößten Brüste. Jede*r Besucher*in 
durfte für zwölf Sekunden die Hände in den Kasten stecken 
und ihre Brüste berühren. Mit dieser Aktion wollte VALIE 
EXPORT „Filmzuschauer mit dem konfrontieren, was im ab-
gedunkelten Saal als normal angesehen wird: der voyeuristische 
Blick auf Frauenkörper“.

AKTIONSHOSE: GENITALPANIK
Eine weitere Kunstaktion aus dieser Zeit, welche sich stark 
mit der Thematik des Feminismus beschäftigte, war die  
„Aktionshose: Genitalpanik“ von 1969. Bei dieser Performance 
drängte sich die Künstlerin mit einer Hose, die im Genital-
bereich ausgeschnitten war, durch die Publikumsreihen  
eines Münchner Programmkinos, sodass sich der entblößte 
Schritt auf Augenhöhe der Zuschauer*innen befand. Die 
Aktion hinterfragte das Klischee der passiven Frau, sowohl 
auf der Kinoleinwand als auch im realen Leben. Ein Jahr 
später ließ sich VALIE EXPORT mit eben dieser Hose und 
bewaffnet mit einem Maschinengewehr fotografieren, um 
mit Reproduktionen den Wiener Stadtraum zu plakatieren, 
was für einige Empörung sorgte. VALIE EXPORT kritisierte 
die männliche Dominanz und sendete die klare Botschaft 
einer kompromisslosen feministischen und künstlerischen 
Befreiung im öffentlichen Raum.

Die Künstlerin VALIE EXPORT wurde 1940 als Waltraud Lehner in Linz geboren und absolvierte dort ihre Pfichtschulzeit. Nach 
der Scheidung von ihrem ersten Mann 1960 zog sie nach Wien, um dort an der Höheren Bundeslehranstalt für Textilindustrie in 
der Abteilung Design zu studieren. 1967 schuf sie sich mit dem Künstlernamen VALIE EXPORT ein Alter Ego, da sie sich sowohl 
mit dem Namen ihres Vaters als auch mit dem ihres Ex-Mannes nicht mehr identifizieren konnte. VALIE EXPORTs frühe Werke 
bewegten sich im Bereich des Expanded Cinema und verlagerten die Kunst in Form von Körper-Aktionen aus den exklusiven 
Räumlichkeiten der Museen und Galerien auf die Straße und damit mitten in die Gesellschaft.

© Peter Hassmann

© Werner Schulz

©
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MARINA
ABRAMOVIĆ

Nach dem Ende ihrer ersten Ehe zog Abramović 1976 nach 
Amsterdam zu Ulay. Gemeinsam führten sie zahlreiche  
Performances auf, welche Raum, Körper und soziale Bezie-
hungen ins Zentrum stellten. Die kollaborative Arbeit „Night-
sea Crossing“ führten sie zwischen 1981 und 1986 etwa neunzig 
Mal auf. Dabei saßen die beiden einander sieben Stunden 
in wechselnden Umgebungen schweigend gegenüber. Diese  
Arbeit führte Abramović 2010 im New Yorker MoMA unter 
dem Titel „The Artist is Present“ erneut auf. 

Berran Kalkan

RHYTHM O verhandelte die Grenzen des menschlichen 
Körpers, die Provokation von sinnlichen Erfahrungen und die 
Beziehung zwischen Künstlerin und Publikum. Abramović  
begab sich in die Rolle des „Objekts“ und stellt den Besu-
cher*innen 72 verschiedene Objekte – von einer Feder bis hin 
zu einem geladenen Revolver – zur Verfügung, welche nach 
Belieben für Interaktionen mit der Künstlerin genutzt werden 
konnten. Marina Abramović übernahm die volle Verantwor-
tung während der gesamten Performance.

Marina Abramović wurde am 30. November 1946 in Belgrad 
geboren. Ihre Eltern waren jugoslawische Partisanen im Zwei-
ten Weltkrieg. Die politischen und familiären Umstände be-
einflussten sowohl ihre persönliche als auch ihre künstleri-
sche Zukunft. Mit 15 Jahren begann sie, erste eigene florale 
Stillleben und Porträts zu zeichnen und zu malen. Daraufhin  
studierte sie von 1965 bis 1973 Malerei in Belgrad und Zagreb. 
Ein Jahr nach ihrem Studienabschluss führte sie „Rhythm 0“ 
als letzte Performance der fünfteiligen „Rhythm“-Serie auf. 

THE ARTIST IS PRESENT zementierte ihren aktuellen 
Status publikumswirksam als wohl berühmteste Künstlerin 
der Gegenwart. Sie trug entscheidend dazu dabei, die Perfor-
mance Art von der Avantgarde zum Mainstream zu überfüh-
ren. Allein „The Artist is Present“ verzeichnete in drei Monaten 
über 700.000 Besucher*innen und wurde von großindustriel-
len Unternehmen gesponsort. Marina Abramović selbst und 
die gesamte Performance Art gehören heute zum Establish-
ment der kapitalistischen Gesellschaft.

„I am not a feminist artist. I am woman, but I am not the woman artist, I am just an artist.“

The Artist is Present, 2010 © Marco Anelli

Rhythm 0, 1974
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Francesca Munteanu  

Als feministische Künstlerin hat Judy Chicago nicht nur die 
Kunstwelt beeinflusst. Ihr bekanntestes Werk ist „The Dinner 
Party“, das sie im Jahr 1979 fertiggestellt hat. Auf einem drei-
eckigen Tisch befinden sich 39 aufwendige Gedecke für 39  
mythische und historische Frauen wie zum Beispiel Sacajawea, 
Sojourner Truth, Eleonore von Aquitanien, Kaiserin Theodora 
von Byzanz oder Virginia Woolf. Das wegweisende Werk stellt 
Geschlechternormen in Frage und hebt die Beiträge von Frauen 
zur Gesellschaft hervor. Vor allem durch seine ästhetische Ge-
staltung löste es viele Kontroversen aus und sorgte für Aufruhr.

Judy Chicagos Schaffen war insbesondere während der femi-
nistischen Bewegung der 1960er- und 70er-Jahre sehr forma-
tiv. Diese Zeit war geprägt von bedeutenden sozialen und kul-
turellen Umbrüchen, mit einem zunehmenden Schwerpunkt 
auf der Herausforderung traditioneller Geschlechterrollen 
und der Förderung von Frauenrechten sowie der Geschlech-
tergleichstellung. Im Verlauf des späten 20. Jahrhunderts blieb 
Chicago aktiv in der feministischen Lobbyarbeit engagiert und 
nutzte ihre Plattform, um Themen wie reproduktive Rechte, 
Gewalt gegen Frauen und LGBTQ+ Rechte anzusprechen.

Collage basierend auf Judy Chicagos Werk ,,The Dinner Party“ sowie ihrem einleitenden Textbanner.

JUDY 
CHICAGO
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SYLVIE 
FLEURY
SYLVIE
FLEURY

Sylvie Fleury ist eine Schweizer Künstlerin, die besonders für 
ihre raumfüllenden Installationen, Skulpturen, Readymades, 
Minimal Art und Performances bekannt ist. 
Sie wurde 1961 in Genf geboren, 1990 wurde ihre erste künstle-
rische Arbeit ausgestellt.  In ihrem Werk beschäftigt sich Fleury 
intensiv mit der modernen Warenwelt, der Mode und den  
Luxusartikeln und wirft grundlegende Fragen zur Macht von 
Statussymbolen auf. In den 1990er-Jahren begann Sylvie Fleury  
die Werbung und deren Strategien für ihre Kunst zu nutzen. 
Die Künstlerin arbeitet mit profanen Gegenständen und Wer-
ken anderer Künstler*innen und interpretiert diese neu, so etwa 
Donald Judds Werk „Stacks”: Fleury fügte in ihrem Werk unbe-
stimmte, organisch geformte Elemente hinzu, welche mit den 
scharfkantigen Oberflächen der Boxen kontrastieren und Judds 
Konzept somit konterkarieren.  
Durch die Verwendung bereits existierender Werke weist die 
Künstlerin darauf hin, dass sich alles im Wandel befindet und 
sich die Authentizität von Dingen mit der Zeit verändert.  

Fleurys Arbeit ist geprägt von ihrem Umgang mit Antonymen, 
wie beispielsweise „Weiblichkeit“ und „Männlichkeit“, „Kon-
sument*in“ und „Produzent*in“, sowie „Kollektivismus“ und  
„Individualismus“. Sie hinterfragt klischeehafte Unterscheidun-
gen zwischen dem „Femininen“ und „Maskulinen“. Dabei re- 
kombiniert sie Objekte und setzt sie in einen neuen Kon-
text. Charakteristisch für ihre Werke sind phallische Objek-
te wie Pilze und Raketen. Diesen verleiht sie intensive Haptik  
und üppige Oberflächen, um „männliche“ Stereotype mit „weib-
licher“ Ästhetik zu überziehen. Diese künstlerischen Entschei-
dungen sollen der Entwaffnung dienen. 
Fleury betont, dass ihre Arbeit nicht ausschließlich als feminis-
tischer Akt verstanden werden sollte, sondern darauf abzielt, 
ein Gleichgewicht zwischen kontrastierenden Elementen her-
zustellen. Mit ihrem künstlerischen Schaffen erweckt Fleury 
Aufmerksamkeit und inspiriert zu Diskussionen. Die Künstlerin  
hinterlässt mit ihren Werken einen nachhaltigen Eindruck in 
der zeitgenössischen Kunstszene.

Katharina Webhofer

WOW ON SHELVES

FIRST SPACESHIP ON VENUS

ETERNAL

MUSH-
ROOM
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Katharina Büchele  

Loïe Fuller wurde am 15. Januar 1862 in Illinois, USA geboren  
und verstarb am 1. Januar 1928 in Paris. Sie begann in den 
1890er-Jahren mit ihren tänzerischen Bewegungen zu experi-
mentieren. Ihre Versuche spitzten sich in der Erfindung eines 
weltberühmt gewordenen Tanzes zu. Dieser erhielt den formal 
deskriptiven Namen „Serpentinentanz“.
Das Novum des elektrischen Lichtes und 
ausladende Stoffdraperien verstärkten
die Dramatik der Choreografien. Fuller 
wandte sich so vom klassischen Ballett 
ab, ihre Tänze versprachen unbekannte 
sinnliche Eindrücke. Diese manifestier-
ten sich auch außerhalb des Theater-
hauses, da die Bewegungen von Fuller
fotografisch, zeichnerisch und malerisch
auch zahlreich rezipiert und studiert wurden. Mehrere 
ihrer Ideen ließ sie bereits in den 1890er-Jahren patentieren. 

Für die Weltausstellung 1900 in Paris ließ sie sich einen  
eigenen Pavillon vom Architekten Henri Sauvage errichten. 
Der Bau sprach seine Gäste mit einer schwungvollen Fassaden- 
gestaltung an und bereitete so das Publikum bereits im Außen-
raum auf Fullers Tänze vor.  
 
Fuller hatte mit patriarchaler Kritik zu kämpfen. Sie wurde 
nicht als Sexsymbol dargestellt, außerhalb ihrer Tänze aber  
als unelegant diffamiert und ihr jedes Talent abgesprochen.  
Jedoch ließ sie sich davon nicht einschüchtern und inszenier-
te sich klar als eine starke Frau, so auch in ihrer Autobiogra-
fie.  Fuller musste so als lesbische Künstlerin ungeachtet ihres  
Erfolges dem Patriarchat ihrer Zeit trotzen. Mit ihrem Werk 
ebnete sie den Weg für nachfolgende Generationen. 

Loïe Fuller im 
Serpentinentanzkostüm, 1898. 

Loïe Fuller Theatre, Henri Sauvage, 1900. 

„Es geht um 
Gleichberechtigung. 
Erweise dich also 
würdig, jedem Mann 
ebenbürtig zu sein!“ 
(Loïe Fuller)

TÄNZERIN, ERFINDERIN, AUFTRAGGEBERIN

LOÏE 
FULLER
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JOSEPHINE
BAKER

Josephine Baker, geboren am 3. Juni 1906 in St. Louis, Missouri, 
stieg aus armen Verhältnissen empor, um eine der schillernds-
ten Persönlichkeiten des 20. Jahrhunderts zu werden. Als eine 
der emanzipierten Frauen der Zwanziger Jahre widersetzte sie 
sich dem alten Moralkodex und führte die Mentalität eines 
Flappers. Ihr Weg war von Kämpfen geprägt: gegen Hunger 
und Kälte, Rassentrennung, für ihre Rolle auf der Bühne und 
für Frankreich.

Von ihren bescheidenen Anfängen als Kellnerin avancierte 
Josephine Baker bis zur gefeierten Tänzerin und Sängerin in 
Paris. Ihr exotischer Tanzstil in der Revue verhalf ihr zu gro-
ßen Ruhm, während sie gleichzeitig mit rassistischen und  
sexistischen Vorurteile konfrontiert war. Ihre ikonischen Auf-
tritte in den Pariser Theatern wurden zum Symbol der wilden 
Zwanziger, doch auch zur Zielscheibe von Kritik und Kon-
troversen. Dennoch konnte sie ihre Berühmtheit als Spionin  
der Résistance im Zweiten Weltkrieg nutzen und erhielt an-
schließend Auszeichnungen für ihre Verdienste. Nach dem  
Krieg engagierte sich Baker weiter gegen Rassendiskrimi-
nierung. Sie öffnete Nachtclubs, Hotels und Restaurants für 
Schwarze und begleitete Martin Luther King Jr. bei seinem 
Marsch nach Washington. Ihr Aktivismus für Frieden und 
Gleichheit spiegelte sich auch in ihrer Adoption von insgesamt 
zwölf Kindern aus verschiedenen Kulturkreisen wider.

Ihr Tod am 12. April 1975 hinterließ eine Lücke, die Frankreich 
mit einem Staatsbegräbnis in der Pariser Madeleine beklagte. 
2021 wurde sie im Pantheon beigesetzt, was ihre anhaltende  
Bedeutung und die Anerkennung in Frankreich als nationale 
Ikone unterstreicht. Bis heute finden Frauen in Josephine Baker 
Inspiration für intersektionalen Aktivismus.

FLAPPER

EXOTIKSEXWILDDSCHUNGEL

ENTARTETE KUNST

LA D
AN

SE
 DE BANANES

I HAVE A DREAM

LA REVUE NEGRE

FREIZÜGIGKEIT

EXOTIK

CHARLESTON
JAZZ

Daria Minea

La Revue Nègre
Théâtre des Champs-Elysées

Les Folies Bergère

Théâtre Bobino

In den Pariser Theatern fand Josephine Baker Freiheit und Anerkennung

1925/26 La Revue Nègre: La Danse Sauvage

1926/27 Les Folies Bergère: La Danse des Bananes

8. April 1975 Théâtre Bobino: Bakers letzter Auftritt
GSEducationalVersionGSEducationalVersion
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VISION OF THE TEMPLE
THE IMAGE OF THE TEMPLE OF JERUSALEM

IN JUDAISM AND CHRISTIANITY

Woman in Art from type to personality

5'-

SOCIAL
PURPOSE IN
ARCHITECTURE
Paris and London compared,
1760-1800

HELEN ROSENAU

HELEN
ROSENAU

Leonie Mühlegger

DIE IDEALE STADT
Helen Rosenau, 1900 geborene Architekturtheoretikerin,  
Philosophin, Archäologin, Kunst- und Architekturhistorikerin, 
arbeitete in den 1950er-Jahren zur Idealstadt. Die Publikation 
The Ideal City. Its architectural evolution wurde zum Traktat  
der Stadt.
Von den Nationalsozialisten aufgrund ihrer jüdischen Her-
kunft und linker Positionierung verfolgt, emigrierte Rosenau 
Anfang der 1930er-Jahre von Deutschland über die Schweiz 
nach Großbritannien und lehrte schließlich ab den frühen 
1950er-Jahren an der Universität Manchester.

ARCHITEKTUR SCHREIBEN
In der Architektur- und Stadtgeschichte setzte sie sich nach 
dem Zweiten Weltkrieg, im von Wiederaufbau geprägten 
Großbritannien, mit gesellschaftlichen Fragen auseinander. 
Ihr Buch zur Idealstadt kann als zeitgenössischer Kommentar 
gesehen werden – die ideale Stadt ist ein Buch. Neben einem 
historischen Überblick beinhaltet es noch heute (oder heute 
wieder) bekannte Forderungen: Die sich ausweitenden Städte 
sollten begrenzt und die Ortskerne wieder belebt werden, um 
soziale Beziehungen zu stärken.
Sie übte heftige Kritik an den Planungen der Moderne und 
forderte, ökologische Planungen und Komponenten zu be-
rücksichtigen. Der öffentliche Verkehr sollte gestärkt und das 
private Automobil zurückgedrängt werden. Ihre Forschungen 
waren Teil der regen gesellschaftlichen Diskussion um den 
Stadtraum. Gleichzeitig zeigen sie die enge Verzahnung von 
Architektur und Schreiben über Architektur.

GESELLSCHAFT BILDENDE ARCHITEKTUR
Zeit ihres Lebens lehrte und arbeitete sie an verschiedensten 
Orten, auch an Volkshochschulen, Architekturfakultäten und 
polytechnischen Hochschulen. Rosenaus Schriften erstrecken 
sich von Tageszeitungen über Artikel in Fachzeitschriften, 
Vortragstyposkripte bis hin zu institutionellen Publikationen 
und Büchern. Der teils ephemere Charakter ihrer Texte kann 
als Zeugnis ihrer schwierigen Position innerhalb der patriar- 
chalen Institutionen gelesen werden.
Ihre Forschungen werden gerade erst wieder entdeckt und 
publik, denn nachdem sie zeitgenössisch viel Widerhall,  
Anerkennung und Rezeption erfahren hatte, wurde sie sukzes-
sive aus der Geschichte ausgeklammert und herausgeschrie-
ben. Damit kann ihr Schicksal Patin für eine Vielzahl ähnli-
cher Biographien – verdrängt aus dem Kanon, der Geschichte 
und der Forschung – stehen.

GSEducationalVersion
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The Culture of Cities

Lewis Mumford

THE MYTH OF THE MACHINE

Lewis Mumford

Karl Mannheim Ideologie und Utopie

Erwin Panofsky

Renaissance and Renascences in Western Art

Ellen Key

Die Frauenbewegung
Milica Prochorova

Adelheid Poninska

Maria Pasolini

Sibyl Moholy-Nagy

THE SILENT SPRING

Rachel Carson

Helen
Rosenau

Flusslauf und Stadtentwicklung Marie Frommer

Jaqueline Tyrwhitt
Society and Environment:

A Historical Review

Collage City Colin Rowe Fred Koetter

Viola Klein

Simone de Beauvoir

Griselda Pollock Woman in Art
Karl Marx

Octavia
Hill

Social Purpose in 
Architecture

Helen
Rosenau

Helena Syrkus

Dora Panofsky
Hildegard von Bingen

Rudolf Wittkower

Gertrude Kinel Simmel

Marianne Weber

Emil Kaufm

Virginia Woolf

Spare Rib

JANE HARRISON

Ba

Eine Auswahl Helen Rosenaus Publikationen.

Die Idealstadt des 20. Jahrhunderts – ein Buch.
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ICH BIN KEINE KÜCHE
 

MARGARETE SCHÜTTE-LIHOTZKY 

EILEEN GRAY

AINO MARSIO-AALTO
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MARGARETE
SCHÜTTE-
LIHOTZKY

ARCHITEKTIN UND AKTIVISTIN 
Die 1897 in Wien geborene Margarete Schütte-Lihotzky ist als 
erste Architektin Österreichs und für ihre Konzeption der so-
genannten Frankfurter Küche bekannt. Die Einbauküche wurde  
in den 1920er-Jahren für das Neue Frankfurt entwickelt. Als Ver-
treterin der sozialen Architektur widmete sie sich vor allem 
Projekten in den Bereichen Wohnen, Arbeiten und Bildung. 
Sie wirkte bei bedeutenden Projekten wie dem Winarskyhof 
(1924–1925) oder Reihenhäusern für die Werkbundsiedlung in 
Wien (1930) mit. Ihre Tätigkeiten reichten weit über die Gren-
zen von Österreich hinaus. Nach ihren Arbeitsaufenthalten 
in Deutschland und später in der Sowjetunion emigrierte sie 
in die Türkei. Dort begann ihre Widerstandsarbeit gegen das  
NS-Regime, ehe sie 1941 nach Österreich zurückkehrte. Diese  
blieb nicht ohne Folgen, sie verbrachte vier Jahre in Haft.  
Anschließend setzte sie nach dem Krieg ihre Tätigkeit als  
Architektin und Aktivistin trotz der schwierigen Ausgangs- 
situation fort.          

DIE KÜCHE
Die Frankfurter Küche ist als kleine und funktionelle Arbeits-
küche mit Einbauten bedeutend. Schütte-Lihotzky ließ den 
Entwurf auf einer akribischen Analyse der Arbeitsschritte 
und den Abläufen basieren. Diese Methode führte zur Reali-
sierung der berühmtesten Küche der Moderne. Sie wurde als 
Antwort auf die Umstände und die sozialpolitischen Verände-
rungen der Zwischenkriegszeit konzipiert. Frauen waren be-
rufstätig, die Zeit für den Haushalt war begrenzt. Durch die 
Neuorganisation und effektivere Gestaltung der Küche konnte 
die nötige Zeit, die dort verbracht wurde, reduziert werden. Ihr 
Kollege Ernst May vermarktete die „Neue Küche“ mit dem Ge-
danken „Die Planung erfolgt durch eine Frau in Verbindung mit 
den Frauen“, wie er 1930 schrieb. Schütte-Lihotzky erklärte 1989  
jedoch in einem Interview: „Die Grundlage meiner Arbeit war die 
Berufstätigkeit der Frau und nicht das Kochen. Ich hab‘ mich doch 
in meinem Leben vorher nie mit kochen beschäftigt…“. Das Rollen-
bild der Frau war zu dieser Zeit im Wandel.

AKTIVISTIN

ARCHITEKTIN

WIDERSTANDSKÄMPFERIN

GSEducationalVersion
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EILEEN
GRAY

Emma Mucha  

EILEEN GRAY
Eileen Gray wird heute als eine der einflussreichsten 
Designerinnen des 20. Jahrhunderts betrachtet, 
am bekanntesten ist wohl ihr gläserner Stahltisch, der  
sogenannte „Adjustabe Table“. Dass Gray jedoch auch 
Architektin war, wissen nur wenige. 
Auf ihrem vielseitigen Lebensweg erreichte sie im damals 
männerdominierten Berufsfeld Eindrucksvolles und 
entwickelte sich von einer schüchternen Kunststudentin  
zu einer selbstbewussten Architektin.

IHRE ARCHITEKTUR
Die Villa E-1027 war für die Architektin der Höhepunkt
ihres Schaffens. Gray wollte eine Architektur für alle Sinne 
erschaffen, wobei die Formen die Gefühle verstärken und 
dem Menschen ermöglichen sollten, so zu leben, wie er 
will. Sie erschuf ihre Architektur mit dem Leitsatz  
„form follows emotion“.

DIE PARTNERSCHAFT MIT JEAN BADOVICI
Die Beziehung zu dem rumänischen Architekten und 
Journalisten Jean Badovici war nicht nur nur persönlich, 
sondern auch beruflich von großer Bedeutung. Während 
das Projekt der Villa E-1027 offiziell als Kooperation zwischen 
beiden dargestellt wurde, ist heute klar, dass Gray die 
treibende kreative Kraft hinter dem Entwurf war. Das 
Besondere an der Liebesbeziehung war, dass Eileen Gray 
die Rolle einnahm, die normalerweise die Männer zu dieser 
Zeit innehatten: sie war die Ältere, sie war die Geldgeberin 
und die Kreative. 

MÖBEL UND KUNSTWERKE
Eileen Gray begann ihre Karriere als Künstlerin , bevor sie 
sich dem Design und schließlich der Architektur zuwandte. 
Ihre Ausbildung in London und Paris sowie ihre Reisen nach 
Asien beeinflussten ihren Stil, der Eleganz mit Funktionalität 
verband. Besonders bekannt ist sie für ihre Arbeit mit Lack. 
In ihren Möbelentwürfen klingen feministische Ansätze an, 
so etwa wie beim „Bibendum-Sessel“, mit dessen Formgebung 
Gray das Michelin-Männchen parodierte, indem sie der 
bekannten Figur gewissermaßen die Beine abschnitt und 
somit traditionelle Leitbilder hinterfragte.
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AINO
MARSIO-

AALTO 

Die aus Finnland stammende Architektin und Designerin 
Aino Marsio-Aalto trug, nicht zuletzt mit der Gründung und 
Führung des Designunternehmens Artek, wesentlich zur  
Entstehung der modernen Designbewegung bei. Zentrales 
Anliegen in ihrem Schaffen war die Verbesserung des Alltags, 
wobei sie großen Wert auf praktische Aspekte, natürliche  
Materialien sowie die Herstellung der Gegenstände in  
Massenproduktion legte. 

Pressglasbecher, entworfen von Aino Marsio-Aalto 

für die „Bölgeblick“-Serie, 1932.

Khanisagbol Mendbayar  

Verstellbare Metallpendelleuchte, entworfen von 

Aino Mario-Aalto für die Villa Mairea, 1936.

Innenraumgestaltung der Villa Mairea, 1938–1939.

Zu ihren wichtigsten Projekten gehören die Gestaltung der 
Villa Mairea in Noormarkku/Finnland (gemeinsam mit  
Alvar Aalto, 1939 fertiggestellt), einem herausragenden Beispiel  
modernistischer Innenarchitektur und Architektur, sowie ihre 
Mitarbeit bei der Möbelgestaltung für Artek. Die von Aino  
Marsio-Aalto entworfene, preisgkrönte Glasgeschirr-Serie  
„Bölgeblick“, die Funktionalität mit schlichter Ästhetik kombi-
niert, trug zum Erfolg finnischen Glasdesigns bei. 

Aino Marsio-Aalto verband eine enge private wie auch pro-
fessionelle Beziehung mit ihrem Ehemann, dem Architekten  
Alvar Aalto. Im Bereich des Designs und der Architektur  
teilten sie ähnliche kreative Visionen und Ideale. Mit ihren 
qualitätvollen Innenraumgestaltungen ebenso wie mit ihren 
buchhalterischen Tätigkeiten nahm Aino Marsio-Aalto eine 
wichtige Funktion bei der Realisierung von Entwürfen Alvar 
Aaltos ein und sicherte den Erfolg ihres gemeinsamen Unter-
nehmens. Trotz ihrer eigenen bemerkenswerten Erfolge wird 
sie häufig im Schatten ihres bekannten Mannes gesehen, was 
weniger auf ihre eigene Bedeutung als auf die gesellschaft- 
lichen Normen ihrer Zeit zurückzuführen ist. Jedoch wurde 
ihr Beitrag zur Etablierung von Frauen in von Männern domi-
nierten Bereichen wie Architektur und Design und die damit 
verbundene Förderung der Gleichberechtigung in den vergan-
genen Jahren immer mehr anerkannt und geschätzt. 
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LOUISE BLANCHARD BETHUNE

MARION MAHONY GRIFFIN

FRIEDL DICKER-BRANDEIS

LUCIA MOHOLY 

DENISE SCOTT BROWN
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LOUISE 
BLANCHARD 
BETHUNE

Edona Berbati

SUFFRAGETTEN, 
1925 SENECA FALLS

PUBLIC SCHOOL NO. 8, 1883 BUFFALO

KELLOGG & MCDOUGALLFABRIC, 
1885 BUFFALO

LOCKPORT UNION HIGH SCHOOL, 1889 LOCKPORT

HOTEL LAFAYETTE, 1904 BUFFALO 

Buffalo WaterlooErie Kanal

Seneca 
Falls

=10.000$ VS. 1.000$

„EQUAL REMUNERATION FOR EQUAL SERVICE"

BETHUNE, BETHUNE & 
FUCHS ARCHITECTS

AIAAIA
AMERICAN INSTITUTE OF ARCHITECTS

WAAWAA
WESTERN ASSOCIATION OF ARCHITECTS

AUSBILDUNG IN BUFFALO
Jennie Louise Blanchard wurde am 21. Juli 1856 
in Waterloo, New York geboren und wuchs zu  
einer ereignisreichen Zeit zwischen Frauenrechts- 
bewegung, Abschaffung der Sklaverei und Bürger-
krieg in Buffalo auf. Nach der High School absol-
vierte Blanchard ein Praktikum als Zeichenkraft 
beim Architekten Richard Waite in Buffalo. 

DAS EIGENE BÜRO 
Im Büro von Waite lernte Louise Blanchard ih-
ren späteren Ehemann Robert Bethune kennen.  
Gemeinsam gründeten sie 1881 ein eigenes  
Architekturbüro, was Louise Blanchard Bethune 
offiziell zur ersten professionell praktizierenden 
Architektin in den USA machte.  
1885 war sie das einzige weibliche Gründungs-
mitglied der Western Association of Architects 
(WAA). Besonders hervorzuheben ist auch der 
Umstand, dass Blanchard Bethune 1889 als erste 
Frau anerkanntes Mitglied des American Institute  
of Architects (AIA) und später dessen Vizepräsi-
dentin und Schatzmeisterin wurde. Bis zu ihrem 
Tod am 18. Dezember 1913 wurden 179 Projekte in 
Louise Blanchard Bethunes Büro entwickelt.

ENGAGEMENT FÜR DIE GLEICHBERECHTIGUNG 
VON FRAUEN IN DER ARCHITEKTUR
Ihre Bereitschaft, für ihre Prinzipien zu kämpfen, 
zeigte sich auch in einer Rede vor der Woman´s 
Educational and Industrial Union am 6. März 1891.  
Im selben Jahr verweigerte Blanchard Bethune 
die Teilnahme an einem Wettbewerb für das so- 
genannte Woman´s Building, einem Ausstellungs- 
ort für die Werke von Frauen auf der World´s  
Columbian Exposition in Chicago. In diesem Wett-
bewerb waren für die männlichen Teilnehmer 
10.000$ und für die weiblichen Teilnehmerinnen  
1.000$ veranschlagt, was Blanchard Bethunes  
Forderung einer gleichen Vergütung für gleiche 
Arbeit zuwiderlief.  
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MARION
MAHONY
GRIFFIN

Daria Stepen

WER WAR MARION MAHONY GRIFFIN?
Marion Mahony Griffin, die zweite lizenzierte Architektin 
der USA, bleibt trotz ihrer wegweisenden Beiträge und her-
vorragenden Zeichnungen oft im Schatten ihrer männlichen  
Kollegen und Partner. Als Pionierin der Architektur und erste 
Mitarbeiterin in Frank Lloyd Wrights Büro war sie eine seiner 
Debattierpartnerinnen und eine entscheidende Kraft in der 
Entwicklung der Prairie School. Sie wurde 1871 geboren, ver-
brachte in ihrer Kindheit viel Zeit in der Natur und hatte dank 
ihrer Familie einen erleichterten Zugang zu Bildung sowie zu 
liberalen, intellektuellen Kreisen – Faktoren, die sich in ihrem 
späteren Weg widerspiegeln. Ihre Arbeit erstreckte sich über 
drei Kontinente: Amerika, Australien und Indien.

BESONDERHEITEN IHRES WERKES
Marion Mahony Griffin leitete in Frank Lloyd Wrights Büro 
eine eigens gegründete Abteilung für Architekturzeichnun-
gen. Ihre Darstellungen und Renderings dienten dabei in ers-
ter Linie als Marketinginstrument und leisteten einen ent-
scheidenden Beitrag für den Gewinn von Wettbewerben sowie 
den Wiedererkennungswert von Wrights Projekten. Mehr als 
die Hälfte der Zeichnungen aus seinem berühmten Wasmuth 
Portfolio (1910) stammen aus der Feder von Mahony Griffin.

ROLLE ALS ARCHITEKTIN IM FRÜHEN 20. JAHRHUNDERT
Sowohl Mahony Griffin als auch ihre „work husbands“ – 
Frank Lloyd Wright und ihr Ehemann Walter Burley Griffin –  
profitierten von der Zusammenarbeit. Die Kollaborationen  
hatten zur Folge, dass Mahony Griffins Arbeit zumeist unter- 
bewertet oder ihren männlichen Kollegen zugeschrieben 
wurde. Ihre Beiträge sind jedoch beachtlich, vor allem wenn  
geschlechtsspezifische Vorurteile der Architekturberufe zu  
ihrer Zeit berücksichtigt werden. 
In einer Ära, in der nur wenige etablierte Architekten be-
reit waren, Frauen als Lehrlinge anzunehmen und weibliche  
Architektinnen mit Misstrauen betrachtet wurden, schufen 
Mahony Griffin und Wright in Oak Park ein Laboratorium 
für Experimente mit neuen Ansätzen zu Wohnprogrammen 
und Arbeit. Beide kamen aus einem Milieu, das Demokratie, 
progressive Bildung, Aktivismus und Geschlechtergleichheit 
schätzte und somit Raum für Neuerungen bot. 
Wie viele Frauen in der Architektur- und Kunstgeschichte  
erhält Marion Mahony Griffin bis heute wenig Anerkennung  
und wird in vielen Fällen bestenfalls als Partnerin ihrer  
männlichen Kollegen genannt. Ihre Geschichte verdeutlicht, 
wie sehr Geschlechterungleichheit die Wahrnehmung und 
Anerkennung von Leistungen beeinflusst.

„One day later 
Walt called on 
me and said that 
Wright had a com-
petition and that 
Wright had won. I 
laughed and said 
that it was
I who had won.“
- Marion Mahony Griffin, 1903

“America’s 
(and perhaps 

the world’s) 
first woman 

architect who 
needed no 

apology in a 
world of men.”

- Reyner Banham, 1973
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FRIEDL  
DICKER-
BRANDEIS

Die Künstlerin und Architektin Friedl Dicker-Brandeis wurde 
1898 in Wien als Kind jüdischer Eltern geboren und zeigte früh 
künstlerisches Talent. Sie studierte bei Johannes Itten und  
entwickelte ein tiefes Verständnis für Farbtheorie und Kompo-
sition. Nach ihrem Abschluss gründete sie mit Franz Singer in 
Wien eine Bürogemeinschaft. Ihre Arbeiten mit Textilien, aber 
auch ihr Schaffen im Bereich des Möbeldesigns und der inno-
vativen Innenraumgestaltung zeichneten sie als Architektin aus.

In der Rezeption wurde ihr geistiges Eigentum oftmals Singer 
zugesprochen – ein Umstand, der nicht zuletzt darin begrün-
det liegt, dass Singer ihr Werk mitunter aktiv vereinnahmte. 
Die Wahrnehmung von Friedl Dicker-Brandeis zeigt somit 
beispielhaft die sexistischen Strukturen einiger Architektur- 
partnerschaften der Zeit. Trotz dieser Dynamik arbeitete  
Dicker-Brandeis im gemeinsamen Büro weiter an innovativen 
Lösungen, um besseren Lebensraum zu schaffen. Beispielhaft 
ist hier der Montessori-Kindergarten des Goethehofs (Wien  
22., gemeinsam mit Singer, 1930–32). Dicker-Brandeis entwarf 
aber auch diverse Möbel zur Lösung von Raumproblemen, 
die aufgrund des beengten Wohnraums, hervorgerufen durch  
soziale Ungleichheiten, entstanden waren.

Ab den 1930er-Jahren wurde sie als jüdische Künstlerin  
zunehmend verfolgt und floh 1934 vor dem aufkommen-
den Nationalsozialismus in die damalige Tschechoslowakei.  
Später heiratete sie hier ihren Cousin Pavel Brandeis. Die 
Flucht bedeutete einen tiefgreifenden Wandel in ihrer Karriere,  
da sie ihre künstlerische und architektonische Arbeit nicht 
mehr frei ausüben konnte. 
1942 wurde sie in das Konzentrationslager Theresienstadt  
deportiert. Hier leitete sie geheime Zeichenkurse für Kinder. 
Dicker-Brandeis ermutigte die Kinder, ihre Gefühle durch 
Kunst auszudrücken und so der harten Realität des Lagers zu 
entkommen. Die Kunstwerke der Kinder wurden gerettet und 
sind heute in Prag ausgestellt. Friedl Dicker-Brandeis wurde  
1944 nach Auschwitz deportiert und dort ermordet. Ihre viel-
fältigen künstlerischen, politischen und architektonischen  
Werke inspirieren noch heute, wobei ihre Arbeit in Theresien-
stadt oft im Vordergrund steht.

Ihre Arbeiten im Feld der Kunst und Kunsterziehung, aber auch 
ihre Fähigkeit, unter extremsten Bedingungen zu arbeiten,  
machen sie zu einer wichtigen Figur der Geschichte und der 
Kunstgeschichte.

Riva Emilia Curen

„ S O  S I E H T  S I E  A U S ,  M E I N  K I N D ,  D I E S E  W E L T . “

Collage verschiedener 

Werke von Dicker-Brandeis, an die 

Axonometrien des Atelier Singer angelehnt.
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LUCIA
MOHOLY

Lucia Moholys (1894–1989) ikonisch gewordenen Fotografien 
prägen bis heute unser Bild des Bauhauses, an dem sie ab 1923 
arbeitete. Schon früh nahm sie als zielstrebige, selbstbewuss-
te Frau ihre Karriere in die eigene Hand, studierte Englisch,  
Philosophie und Pädagogik, knüpfte Kontakte und eignete 
sich Wissen über Fotografie und Buchherstellung durch Kurse  
und die Arbeit in Verlagen an. 
Als sie ihren Mann, den Künstler László Moholy-Nagy,  
kennenlernte, sorgte sie finanziell für den gemeinsamen  
Lebensunterhalt, förderte seine Karriere und kehrte so die  
gängigen Rollenbilder um, da üblicherweise die Frau im  
Schatten ihres Mannes zu stehen hatte.
Lucia Moholy wurde mit dem wachsenden Erfolg ihres  
Mannes trotz harter Arbeit bald in den Hintergrund gedrängt.  
Gemeinsam arbeiteten sie an neuen Techniken der „Foto-
gramme“, welche in späteren Publikationen nur als Werke  
ihres Mannes berühmt wurden. Als Moholy-Nagy als Bauhaus- 
Meister berufen wurde, folgte sie ihm und spielte dort trotz  
einer fehlenden offiziellen Anstellung mit ihrer fotografischen 
Dokumentation von Architektur und Einzelobjekten sowie  

mit ihrer redaktionellen Arbeit für wesentliche Publikationen  
der Institution eine entscheidende Rolle in der Vermarktung  
des Bauhauses.
Die politischen Umstände zur NS-Zeit zwangen sie immer  
wieder zur Flucht, wodurch sie ihren Besitz in die Obhut  
anderer geben musste. 
Walter Gropius ließ das Bauhaus auch nach dessen Schlie-
ßung durch Veröffentlichung von Lucia Moholys Fotografien 
weltweit aufleben – und verweigerte Moholy die Rückgabe  
ihrer von ihm verwahrten Negativsammlung. Nicht mehr  
existierende, im Krieg zerstörte Gebäude und Gegenstände 
lebten in den Fotografien weiter, wodurch die erfolgte foto- 
dokumentarische Arbeit noch mehr an Bedeutung gewann.  
Trotz einer Freundschaft, die zwischen Lucia Moholy und  
Walter Gropius bestand, hinterging er sie auch im Wissen um 
ihre bedrückende Lage und Bitten um Hife. Durch den  
fehlenden Zugang zu ihren Arbeiten hat Lucia Moholy ihr  
Leben lang nicht die angemessene Anerkennung dafür erhal-
ten, dass sie einen enormen Beitrag zur heutigen Stellung des 
Bauhauses leistete.

Hannah Gloßmann

„EVERYBODY, EXCEPT MYSELF, HAVE USED, AND ADMIT TO HAVING USED MY 
PHOTOGRAPHS [. . .] AND OFTEN ALSO WITHOUT MENTIONING MY NAME.“
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DENISE 
SCOTT 
BROWN

KULTURELLE VIELFALT
Denise Scott Brown (*1931) war Architektin, Theoretikerin,  
Autorin, Städteplanerin und lehrte an mehreren renommier-
ten amerikanischen Universitäten. Ihr Leben und Arbeiten 
spielte sich vor allem auf drei Kontinenten ab: Die 1930er- und 
40er-Jahre verbrachte sie in Afrika, in den 1950ern studierte 
und reiste sie in Europa und seit den 1960ern ist sie hauptsäch-
lich in Nordamerika tätig. Ihre Kindheit und Jugend waren  
geprägt von Apartheid, Antisemitismus und der Frage nach 
kultureller Zugehörigkeit.

WERKE UND WIRKEN
Durch diese „innere Vielfalt“ entwickelte Denise Scott Brown 
eine kulturelle und soziale Sensibilität in ihren zahlrei-
chen Architekturprojekten und theoretischen Werken. Be-
sonders wichtig war ihr die Beschäftigung mit Aspekten wie  
Geschichte, Tradition und Kontext, aber auch Symbolismus, 
Ikonografie, Dekoration und vor allem „the ordinary“, das  
Alltägliche. In dem Bestseller Learning from Las Vegas (1972) 
schrieb sie zusammen mit Robert Venturi und Steven Izenour 
eine Kritik an der Moderne und verlieh der vernakulären  
Architektur eine neue Wertschätzung.

FEMINISTISCHER AKTIVISMUS
Scott Brown ist heute eine feministische Ikone: Sie wurde Teil 
der Frauenbewegung, hielt Reden vor jungen Architektur-
studentinnen und schrieb unter anderem den Essay „Room 
at the Top? Sexism and the Star System in Architecture“ (1989), in 
dem sie  ihre Lage als Frau und ihre persönlichen Erfahrun-
gen mit Sexismus in der Architekturbranche schildert. Sie 
kämpfte immer wieder gegen falsche Zuschreibungen für die 
gemeinsame Arbeit mit ihrem Mann und Büropartner, wurde 
von Konferenzen ausgeschlossen, von Journalist*innen gezielt  
ignoriert. Aus Protest blieb sie fern, als Venturi der ihnen  
beiden zustehende Pritzker-Preis verliehen wurde.  

Die Architektenpaar-Konstellation verstärkte für Scott Brown 
die erfahrene Diskriminierung und den Zweifel an ihrem Bei-
trag zum gemeinsamen Werk. Sie prägte den Begriff „Sad Old 
White Men“ als Bezeichnung für diejenigen, die gleiche Aner-
kennung von Frauen und Zusammenarbeit in der Architektur 
wütend ablehnen. Im Gegenzug plädierte sie immer wieder für 
„joint creativity“, gemeinsame Kreativität in einem partizipati-
ven Austausch. Jungen Frauen riet sie dazu, auf ihre Stärken 
und Talente zu bauen, hoffnungsvoll und beharrlich zu sein. 

Lia Kleinrubatscher
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LINA
BO BARDI

Bernadette Koller

Collage: Lina Bo Bardi umgeben von einer Menschenmasse auf der Freifläche unter ihrem MASP, São Paulo. 

ITALIEN & BRASILIEN
Lina Bo Bardi war eine vielseitige Architektin, Stadtplanerin,  
Designerin, Illustratorin, Herausgeberin und Kuratorin des 
20. Jahrhunderts. Geboren und aufgewachsen in Italien, zog 
sie 1946 mit ihrem Mann Pietro Maria Bardi nach Brasilien. In  
beiden Ländern pflegte sie bald ein privat wie beruflich weit-
reichendes Netzwerk. Die Kulturen beider Länder, geprägt  
von intellektueller und wirtschaftlicher Modernisierung aber 
auch von politischen Spannungen und sozialen Ungleich- 
heiten, wirkten auf Lina Bo Bardis Denken und Handeln. 

ÄSTHETIK & HUMANISMUS
Lina Bo Bardi verstand die Arbeit von Architekt*innen nicht 
nur als künstlerisches Unterfangen, sondern auch als bürger-
liche Pflicht. Sie beobachtete und berücksichtigte die Lebens-
bedingungen, Gewohnheiten und Bedürfnisse der Menschen, 
da Architektur und Design für Nutzer*innen stets praktikabel 
und sinnvoll sein sollten. Das Charakteristische ihrer Archi-
tektur ist weniger eine formale oder visuelle Sprache als viel-
mehr eine grundlegende Haltung: Das Streben, ästhetische 
und humanistische Prinzipien auf geradlinige und sinnvolle 
Weise miteinander in Einklang zu bringen.  

SOZIALER WANDEL
Die Architektin stellte sich nicht nur der Herausforderung, 
als Frau in einem fremden Land Fuß zu fassen – mit großer 
Vorstellungskraft und starkem Willen hinterfragte sie darüber  
hinaus Konventionen, passte sich an veränderte Situationen 
an und verfolgte ihre Ambitionen eines sozialen Wandels. Lina 
Bo Bardi erkannte die Zwänge der Realität an und strebte nach 
Würde und Gerechtigkeit durch ihr Handeln. Sie liebte die  
Improvisation und Authentizität derjenigen, die ohne mate-
rielle Mittel, aber reich an schöpferischen Fähigkeiten waren. 

“The Museum of Art of Sao Paulo 
was never beautiful. I didn’t look 
for beauty, I looked for freedom. 
The intellectuals never liked it, 
but the people did. They liked it 
a lot. You know who made this? 
It was a woman!”         

Lina Bo Bardi, 1957
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ZAHA  
HADID

Matei Nistor-Chinole

ZAHA HADIDS ARCHITEKTURPRINZIPIEN

Kalligraphie

MAXXI-Museum, Rom, Innenansicht, 1999–2010.

Die Architektin zeichnete die Pläne ihrer Gebäude mit kalli-
graphischen Linien, wodurch ihre Entwürfe Kurven und ge-
schwungene Formen erhielten. Diese Methode ermöglichte es, 
die Gebäude an unregelmäßige Standorte und interne Raum-
anforderungen anzupassen. Sowohl die äußeren Formen, als 
auch die innere Organisation folgen diesem Prinzip.

WU Wien, Library and Learning Center, 2013.

Zaha Hadids Gebäude erwecken oftmals den Anschein, als 
wären sie gestreckt oder verzerrt. Sie nutzte diese Technik, um 
Dynamik zu erzeugen: Je nach Standpunkt verändern sich die 
Formen – beinahe so, als würden sie sich bewegen.

 Dong Daemon Design Plaza und Park, Seoul, 2007–2013.

Anstatt Räume mittels Wänden zu erzeugen und diese so-
mit gleichzeitig auch voneinander zu trennen, dachte Zaha  
Hadid Gebäude wie einen großen, offenen Park. Sie entwarf  
sich verbindende Bereiche, die wie Hügel und Täler einer 
Landschaft fließend ineinander übergehen.

Internationaler Flughafen Peking-Daxing, 2014–2019.

Zaha Hadid beschrieb ihre Planzeichnungen als sich aufblä-
hende und anschließend platzende Ballons, deren Stücke wie 
nach einer Explosion zerstreut liegen. Sie fasste ihre Gebäude 
als sich von einem Punkt aus ausdehnend auf und erzeugte so 
offene, aber in sich organisierte und strukturierte Räume. Das 
Gebäude dehnt sich von einem Punkt aus und wird zur organi-
sierten Explosion geführt.

Zaha Hadid arbeitete mit avantgardistischen, fließenden  
Designs und futuristisch anmutenden Gebäuden, sie gilt als 
federführend für neue Impulse in der Architektur hinsichtlich 
der Geometrien und Materialien. Im Jahr 2004 wurde sie als 
erste Frau mit dem Pritzker-Preis ausgezeichnet.

Hadids Architekturphilosophie und Designprinzipien, die sie 
in den 1980er- und 90er-Jahren entwickelte, lassen sich ihrem 
Büropartner Patrik Schumacher zufolge in vier Konzepten  
zusammenfassen, welche den Entwürfen zugrundliegen und 
den Raum strukturieren: 

Ver

Explosion

       
zerrung

Landschaft
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ODILE
DECQ

Laurenz Oswald

RENWICK GALLERY RED CARPET

Collage: Entwürfe und Gebäude von Studio Odile Decq

Odile Decq (*1955) ist eine französische Architektin und Stadt- 
planerin. 1979 schloss sie ihr Studium ab. Decqs Lebens- und 
Büropartner Benoît Cornette (gemeinsames Büro ODBC) verstarb 
1998 bei einem Autounfall, woraufhin laut eigener Aussage die 
Auftragslage im Büro stagnierte, da das Vertrauen in sie als 
Architektin alleine nicht gegeben war. Decq setzte ihre Arbeit 
ungeachtet dessen fort und konnte sich zu einer der bekanntesten 
Architektinnen weltweit etablieren. Neben der Architekturpraxis 
war sie lange in der Lehre tätig und gründete mit dem Confluence 
Institute for Innovation and Creative Strategies in Architecture in  

Lyon 2014 sogar eine eigene Architekturschule, deren Curriculum 
sie mitentwickelte. Ihren Zugang in der Lehre beschreibt Odile  
Decq als Training der Studierenden, starke Positionen einzu- 
nehmen und diese klar zu verteidigen. Außerdem setzt sie sich  
stark dafür ein, jungen Frauen zu helfen ein stärkeres Selbst-
bewusstsein zu bilden. 
In ihrem bedeutenden Œuvre, ihrem starken Charakter aber 
auch ihrer Resilienz kann Odile Decq heute als ein Role-Model 
in der Architekturbranche allgemein und insbesondere für 
Architektinnen gesehen werden.
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Tobias Prader

Kazuyo Sejima wurde am 29. Oktober 1956 in Ibaraki,  
Japan geboren. Ihrer Meinung nach hat sich das gesell-
schaftliche Bild rechtzeitig für sie verändert und auch 
Frauen wurden in der Architekturwelt toleriert. Sie  
besuchte eine Frauenuniversität und arbeitete nebenbei. 
1995 gründete sie mit Ryūe Nishizawa das Architektur- 
büro SANAA. Weltweite Bekanntheit erlangten sie vor  
allem mit markanten Museen und Hochschulbauten.

„Sejima is really the architect who refuses to 
conceive architecture as a way of represen-
ting the power of somebody […]. She instead 
comes back to an idea of architecture where 
functions, relations, and the division of space 
are what matters.” 

-Paolo Baratta

„We want our spaces to be open to everyone. 
[...] But I‘m not sure whether you can call 
that beauty. [...] I think the term harmony is 
more appropriate.“

-Ryūe Nishizawa

SANAA setzen dabei neue Standards für die Nutzung von  
Glas, Transparenz und offenen Grundrissen, die charak- 
teristisch für den zeitgenössischen Minimalismus sind.
Zu Sejimas größten Erfolgen zählen der Pritzker-Preis, 
den sie 2010 als zweite Frau mit SANAA gewann, und der 
Auftrag als erste weibliche Kuratorin der 12. Architektur- 
Biennale in Venedig. Diese Aufgabe übertrug ihr der  
Präsident der Biennale, Paolo Baratta.

In ihren Designansätzen greifen SANAA feministische 
Prinzipien auf, indem Flexibilität, Transparenz und 
Nutzer*innenfreundlichkeit in den Vordergrund ge-
stellt, kollaborative Arbeitsweisen gefördert und durch  
minimalistische Konzepte             menschenzentrierte Raum-
gestaltungen geschaffen        werden.

In ihrem Unternehmen, das bekannt für seine kollabora-
tive Arbeitsweise ist, sorgt Sejima dafür, dass junge Frauen 
gefördert werden und auch als lehrende Person nutzt sie 
die Chance, ihr Wissen an die jüngere Generation weiter-
geben zu können.

KAZUYO
SEJIMA

Zollverein-Kubus
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Osaka University of Art
Rolex Learning Center
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Tobias Prader

Kazuyo Sejima wurde am 29. Oktober 1956 in Ibaraki, Ja-
pan geboren. Ihrer Meinung nach hat sich das gesell-
schaftliche Bild rechtzeitig für sie verändert und auch 
Frauen wurden in der Architekturwelt toleriert. Sie be-
suchte eine Frauenuniversität und arbeitete nebenbei. 
1995 gründete sie mit Ryūe Nishizawa das Architektur- 
büro Sanaa. Weltweite Bekaheit erlangten sie vor allem 
mit markanten Museen und Hochschulbauten.

„Sejima is really the architect who refuses to 
conceive architecture as a way of represen-
ting the power of somebody[…]. She instead 
comes back to an idea of architecture where 
functions, relations, and the division of space 
are what matters.” 

-Paolo Baratta

„We want our spaces to be open to everyone. 
[...] But I‘m not sure whether you can call 
that beauty. [...] I think the term harmony is 
more appropriate.”

-Ryūe Nishizawa

Sanaa setzt dabei neue Standards für die Nutzung von 
Glas, Transparenz und offenen Grundrissen, die charakter- 
istisch für den zeitgenössischen Minimalismus sind.
Zu ihren größten Erfolgen zählen der Pritzker-Preis, den 
Sejima 2010 als zweite Frau mit Sanaa gewann, und der 
Auftrag als erste weibliche Kuratorin der 12. Architektur-
Biennale in Venedig. Diese Aufgabe verleiht ihr der Präsi-
denten der Biennale, Paolo Baratta.

Ihre Designansätze greifen dabei feministische Prinzipien 
auf, indem sie Flexibilität, Transparenz und Nutzerfreund-
lichkeit in den Vordergrund stellt, kollaborative Arbeits-
weisen fördert und durch   minimalistische Konzepte 
eine menschenzentrierte       Raumgestaltung schafft.

In ihrem Unternehmen, das bekannt für seine kollaborati-
ve Arbeitsweise ist, sorgt Sejima dafür, dass junge Frauen 
gefördert werden und auch als lehrende Person nutzt sie 
die Chance, ihr Wissen an die jüngere Generation weiter 
geben zu können.
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GRAFTON
ARCHITECTS

1   Das Büro Grafton Architects, benannt nach einer bekann-
ten Straße der irischen Hauptstadt Dublin, wurde 1978 von 
Yvonne Farrell und Shelley McNamara gegründet, die kurz 
zuvor das Architekturstudium am University College Dublin 
absolviert hatten. Das Büro widmet sich vor allem der Errich-
tung von Schul- und Universitätsgebäuden, öffentlichen Archi-
tekturen und Wohnhäusern. In den Arbeiten von Farrell und  
McNamara wird ein ausgeprägtes Gespür für die standort- 
spezifische Geografie, das wechselnde Klima und die Natur 
der jeweiligen Bauprojekte manifest.
2 Die Universität Luigi Bocconi in Mailand (2008), das erste 
Projekt von Grafton Architects außerhalb Irlands, zählt zu ih-
ren bekanntesten Werken, wurde 2008 mit dem Preis „World 
Building of the Year“ ausgezeichnet und erhielt die Gold-                   
medaille des Royal Institute of the Architects of Ireland. Mit 
der Baufertigstellung erlangten Yvonne Farrell und Shelley 
McNamara schlagartig weltweite Beachtung.

3  Ein weiteres bedeutendes Projekt stellt der neue Uni- 
versitätscampus UTEC im peruanischen Lima dar, der eine                            
intensive und von den Architektinnen selbst verbürgte Rezep-
tion von Lina Bo Bardi zur Sichtbarkeit bringt. Der Campus 
wurde so entworfen, dass er den Anforderungen des Stand-
orts und des lokalen Klimas gerecht wird. Dieses Projekt war 
es auch, das 2016 mit dem International Prize des Royal Institute 
of British Architects ausgezeichnet wurde.
4 Im Jahr 2020 wurde Farrell und McNamara als erstem                
Frauenduo der Pritzker-Preis verliehen. Die Jury begründete 
ihre Wahl unter anderem mit der besonderen Sensibilität der 
Preisträgerinnen für die Balance zwischen Stärke und Zart-
heit. Die Arbeit der Architektinnen zeuge von Respekt vor der 
Geschichte und dem spezifischen Kontext des Ortes. Beson-
ders lobte die Jury Graftons Integrität bei der Herangehens-
weise an ihre Gebäude, ihren Glauben an Zusammenarbeit 
und ihre Großzügigkeit gegenüber ihren Kolleg*innen.

Kaloyan Vukadinov

Ertse Projekt - 1996
Temple Bar Square, Dublin

Dublin

Grafton Street, Dublin

Venice Biennale 2018 - FREESPACE

Universit tscampus UTEC, Lima

Universit t Luigi Bocconi, 2008, Mailand

YVONNE FARRELL & 
SHELLEY MCNAMARA
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MARINA ABRAMOVIĆ
•   BALME, Christopher: Schwellen der Toleranz. Künst-
lerische Freiheit und das Theater des öffentlichen Raums, 
Politik des Raumes. Theater und Topologie, München 2010.
•   BIESENBACH, Klaus/ABRAMOVIĆ, Marina: The Artist is 
Present, New York 2010.
•   JANSER, Alena: Marina Abramović und der Aspekt der 
Beziehung, M.A. (unpubl.) Universität Graz 2015.
•   SPRENGER, Julia: Marina Abramovic. Opfer und (Ver-) 
Führerin? Rhythm 0 als riskantes Machtspiel, M.A. (unpubl.) 
Universität Wien 2015.
•   https://www.modernamuseet.se/stockholm/en/exhibi-
tions/marina-abramovic/biography-marina-abramovic/ 
(letzter Zugriff: 25.03.2024).
•   https://www.vogue.co.uk/arts-and-lifestyle/article/marina-
abramovic-interview (letzer Zugriff: 26.03.2024). 

JOSEPHINE BAKER
•   ATAMAN, Joseph: Josephine Baker becomes first Black 
woman honored at the Pantheon in Paris, 2021, in: https://
edition.cnn.com/style/article/josephine-baker-pantheon-scli-
intl (letzter Zugriff: 02.06.2024).
•   HAGEN, Verena Helene: Josephine Baker. Der Star des 
Revuetheaters. Entwicklungen und Erfolgfaktoren, Dipl. 
Arb. (unpubl.) Universität Wien 2014.
•   JACKSON, Lauren Michele: Josephine Baker was the star 
France wanted - and the spy it needed, New York 2022, in: https://
www.newyorker.com/magazine/2022/08/15/josephine-baker-was-
the-star-france-wanted-and-the-spy-it-needed-damien-lewis-
agent-josephine (letzter Zugriff: 02.06.2024).
•   LABARGE, Emily: Josephine Baker, Still Moving, 2024, 
in: https://www.nytimes.com/2024/01/30/arts/design/josephi-
ne-baker-exhibition-berlin.html (letzter Zugriff: 02.06.2024).
•   MACKRELL, Judith: Die Flapper. Rebellinnen der wilden 
Zwanziger, Berlin 2022.
•   TROUILLARD, Stéphanie: Dancer, Singer, Activist, Spy. 
The extraordinary life of Josephine Baker, Paris 2021, in: 
https://webdoc.france24.com/josephine-baker-paris-pan-
theon/ (letzter Zugriff: 02.06.2024).O

LOUISE BLANCHARD BETHUNE 
•   ALLABACK, Sarah: The first american women 
architects, Illinois 2008.
•   BARBASCH, Adriana: Louise Blanchard Bethune. The 
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