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Fotografie 

Eugène Delacroix’ ikonisches Revolutionsbild ist
aus feministischer Perspektive neu interpretiert.
Die Arbeit setzt sich mit der Frage auseinander,
wie weibliche Selbstermächtigung, Solidarität
und künstlerischer Widerstand heute sichtbar
gemacht werden können. Im Zentrum steht nicht
mehr die Frau als Allegorie, Muse oder Projektionsfläche,
sondern als handelndes Subjekt: politisch,
schöpferisch und visionär.

Künstlerische Produktion findet für Frauen
oft nicht losgelöst vom Alltag statt, sondern entsteht
in Zwischenräumen: zwischen Kinder betreuung,
Reisen, Arbeitstreffen und kurzen Momenten kollektiver
Freiheit. Die Arbeit versteht sich daher als
feministisches Manifest mit Augenzwinkern, das die
Widersprüche weiblicher Lebensrealitäten nicht
glättet, sondern produktiv macht. Sie ist Hommage
an die Kämpferinnen vor uns und zugleich Aufruf an
die Visionärinnen von morgen.



Amanda Bravo

Take Care
2022

Tanzfilm, Life Performance /
Animationsfilm-Hybrid
8:11 Min.

Take Care (Sorge tragen) setzt sich mit Mental
Load und unsichtbarer Care-Arbeit auseinander.
Ausgangspunkt ist eine Recherche während der
COVID-19-Pandemie zu den Routinen und Belastungen
von Menschen, die Sorgearbeit leisten. Der Film
zeigt Care-Arbeit als mehr als körperliche Tätigkeit:
als emotionale Organisation, ständige Aufmerksamkeit
und Verantwortung.

Formal verbindet die Arbeit Tanz und Stop-Motion.
In choreografischen Vignetten werden alltägliche
Handlungen wie Aufräumen, Abwaschen oder
Versorgen verdichtet und durch Wiederholung
körperlich erfahrbar gemacht. Die Stop-Motion-Technik
unterbricht Abläufe und verweist auf
die oft übersehene Kontinuität dieser Arbeit.

Der häusliche Raum wird zum zentralen Bild,
ergänzt durch Szenen in der Natur, die innere
Zustände sichtbar machen. So übersetzt der Film
unsichtbare Arbeit in Bewegung und Rhythmus.



Robert Cambrinus

I Care
2026

Video, 3:45 Min. (Loop)

I Care (Ich trage Sorge) thematisiert unsichtbare,
unbezahlte Care- und Haushaltsarbeit durch einen
performativen Rollentausch. Männer übernehmen
alltägliche Tätigkeiten wie Putzen, Aufräumen oder
Bettenmachen – Arbeiten, die im gesellschaftlichen
Bewusstsein noch immer als „weiblich“ gelten. Die
Irritation entsteht nicht durch die Handlung selbst,
sondern durch die Verschiebung der Zuschreibung:
Erst in dieser Umkehr wird sichtbar, was sonst als
selbstverständlich gilt.

Die Videoarbeit arbeitet mit Wiederholung und
einer quasi-dokumentarischen Bildsprache,
um Routinen als politisches Terrain zu markieren.
Unter brochen werden die Szenen von stilisierten
Inserts klassischer Pin-up-Posen. Die Protagonisten
erscheinen dabei zugleich als „perfekte Hausmänner“
und als inszenierte Objekte des Begehrens
– eine parodistische Umkehrung des “Male Gaze”,
die dessen Mechanismen offenlegt.

vimeo.com/1197286639
Kennwort: Ausstellung



Paul Iby, Johanna Winklhofer

Hock di zuawe!
2025

Zwei alte, gebrauchte Hocker, vier Treibholzbretter
aus der Ischler Ache, raumbezogene Wippe
für zwei Personen

Hock di zuawe! verbindet zwei gebrauchte Hocker
und Treibholzbretter aus der Ischler Ache zu einer
einfachen Wippe für zwei Personen. Durch diesen
minimalen Eingriff werden alltägliche Objekte und
ihre Gebrauchsspuren sichtbar: Dinge, die funktionieren,
ohne beachtet zu werden.

Die Hocker tragen Gewicht, halten Balance und
geraten dabei selbst an ihre Grenzen. Die Konstruktion
wirkt instabil, als könnte sie jederzeit kippen.
Diese Unsicherheit ist zentral: Die Arbeit zeigt kein
stabiles Möbel, sondern eine fragile Situation zwischen
Gleichgewicht, Spiel und Belastung.

Die Installation ist begeh- und benutzbar. Das
gemeinsame Sitzen erzeugt Nähe, Reibung und
Abstimmung. So wird Balance nicht nur physisch,
sondern auch sozial erfahrbar – als ein Aushandeln
zwischen Körpern, Materialien und Kräften.



Edo Amelie Katavić

Feminist Rage
2025

Weberei
Drähte, Drahtnetz, Piercings, Marienikonen

Betreut von
Manuel Wandl, Werkstättenleitung Weberei,
Abteilung Art Education,
Universität für angewandte Kunst Wien

Feminist Rage (Feministische Wut) überträgt den
Begriff der „female rage“ in eine materialbasierte
Arbeit. Die Künstlerin arbeitet mit Weberei, einer
traditionell weiblich konnotierten Technik, bricht
diese jedoch radikal: Das Gewebe besteht vollständig
aus Draht. Härte und Kühle treten an die
Stelle von Weichheit und machen Belastung
physisch erfahrbar.

Durch Wechsel von Transparenz und Verdichtung
entsteht ein unregelmäßiges Geflecht, das Verantwortung,
Erwartungen und Überforderung sichtbar
macht. Eingearbeitete Marienikonen und Piercings
verweisen auf widersprüchliche Bilder von Weiblichkeit.
Wut erscheint hier nicht destruktiv, sondern
als Reaktion auf Überlastung – und als möglicher
Ausgangspunkt für Veränderung.



Marlene Lerperger

Gedankenkarussell
2025

Acryl auf handgeschöpftem, genähtem Papier

Gedankenkarussell von Marlene Lerperger übersetzt
mentale Überforderung in einen materiellen
Prozess. Ausgangspunkt sind persönliche To-do-
Listen, Notizen und Papierreste, die zerkleinert und
zu neuem, handgeschöpftem Papier verarbeitet
werden. Was zuvor Ausdruck von Unruhe und
Verdichtung war, wird in ein neues Material überführt.

Die fragilen Blätter werden zusammengenäht
und strukturiert. Die Nähte markieren den Versuch,
Ordnung herzustellen und Zusammenhang zu
schaffen. Auf dem Papier erscheinen malerisch
abstrahierte Buchstaben, die sich von ihrer Lesbarkeit
lösen und zu rhythmischen Formen werden.

So entsteht ein Bild innerer Prozesse: kreisend,
suchend, ordnend. Die Arbeit macht sichtbar, dass
mentale Belastung oft nicht als Ausnahme, sondern
als kontinuierliche Bewegung erfahrbar ist.



Ina Loitzl

Die Unsichtbarkeit der Frau in der Kirche:
Lingua – sprachlos
Monstramus – wir zeigen
2023

Fotografien, Installation Klagenfurter Dom und MMKK

Monstramus – Wächterinnen
Textilobjekte, doppelseitig

Die Arbeit dokumentiert eine Installation und feministische
Prozession in Klagenfurt. Zwischen Burgkapelle
und Domkirche protestierten Frauen mit
Megafonen gegen stereotype Zuschreibungen und
machten auf die oft unsichtbare, meist un bezahlte
Arbeit aufmerksam, die kirchliches Leben trägt.

Im Zentrum der ursprünglichen Installation
standen zwei überdimensionale textile Objekt im
kirchlichen Raum: Lingua (Zunge) und Monstramus
(Vulva). Beide Motive verweisen auf Körperbereiche,
die gesellschaftlich reguliert und tabuisiert sind.
In den sakralen Räumen traten sie bewusst in den
Vordergrund und irritierten durch ihre gleichzeitige
Anziehungskraft und Widerständigkeit.

In der Ausstellung werden zwei großformatige
Fotografien dieser Installation gezeigt. Vier textile
„Wächterinnen“, an Vulven erinnernde Objekte auf
Stangen, flankieren die Bilder und übertragen
die räumliche Präsenz der Installation in den
Ausstellungsraum. So bleibt die Arbeit als dokumentierte
und zugleich fortgesetzte Intervention erfahrbar.



Veronika Merklein

Stille Nachbarin
2011

Fotoarbeit, Performance Still

Stille Nachbarin ist eine fotografische Arbeit,
die eine Performance Merkleins in ihren privaten
Räumen dokumentiert. Die Arbeit thematisiert
emotionale Isolation und den Druck, nach außen
hin stets gut gelaunt zu erscheinen und zu
funktionieren.

Zu sehen ist eine weibliche Figur, die – von außen
durch ein Fenster gesehen – an einem Smiley-
Luftballon erhängt zu sein scheint. Dass sie auf
einem Podest steht, ist für den Betrachter nicht
sichtbar – eine irritierende Inszenierung
existentieller Bedrohung. Das Smiley verweist auf
die digitale Kommunikation, in der Gefühle auf
Symbole red uziert werden. Das Icon wird zur Maske,
hinter der Überforderung und Einsamkeit 
verborgen bleiben.



Pia Plankensteiner

Ohne Titel
2025

Acryl und Bleistift auf Holz

Ohne Titel zeigt eine Mutter beim Stillen und rückt
damit eine Form körperlicher und emotionaler
Arbeit in den Fokus, die häufig als selbstverständlich
gilt. Die ruhige Darstellung wird durch
den Gesichtsausdruck der Mutter gebrochen, der
auf innere Anspannung und mentale Belastung
verweist.

Stillen erscheint hier als komplexe Praxis
zwischen Fürsorge, körperlicher Arbeit und Organisation.
Die Tätigkeit ist nicht nur repetitiv und zeitintensiv,
sondern erfordert Wissen, Erfahrung und
ständige Anpassung.

Die Arbeit lenkt den Blick auf jene Prozesse des
Mitdenkens und Planens, die Care-Arbeit begleiten
und meist unsichtbar bleiben. Es wird sichtbar, wie
eng körperliche Handlung und mentale Belastung
miteinander verbunden sind.



Petra Radel

This Picture Will Be Worth a Lot Right After
the Artist’s Death
2023

Linolschnitt

This Picture Will Be Worth a Lot Right After the
Artist’s Death (Dieses Bild wird sehr viel wert sein
nach dem Tod der Künstlerin) thematisiert die
ökonomischen und mentalen Bedingungen küns tlerischer
Arbeit. Der Toten kopf fungiert dabei nicht
nur als Vanitas-Symbol, sondern auch als Zeichen
von Erschöpfung, Vergänglich keit und dem Preis
kultureller Arbeit. Der Geldsack steht dem als
Bild eines ökonomischen Nutzens gegenüber, der
paradoxerweise erst dann entsteht, wenn das
schöpferische Subjekt nicht mehr existiert.
So wird die Grafik zur pointierten Kritik an einem
System, in dem künstlerische Arbeit gesellschaftlich
vordergründig geschätzt, materiell jedoch oft
unzureichend abgegolten ist.



Gabriele Schuller

Talking With the Chestnut Tree
2023–2025

Textilinstallation
Slow process work, Häkeln,
textiles Recyclingmaterial

Talking With the Chestnut Tree (Im Gespräch
mit dem Kastanienbaum) beschäftigt sich mit
Erinnerung als Form von Care-Arbeit. Ausgangspunkt
ist ein Kastanienbaum vor dem ehemaligen
Familienhaus, an dem sich über Generationen hinweg
Begegnungen und Rituale verdichtet haben.

Die Installation besteht aus Textilien von vier
Generationen, die zu Häkelschnüren verarbeitet
wurden. Die Stoffe tragen Spuren von Gebrauch und
Weitergabe und werden zu Trägern gelebter Zeit.
Der langsame Herstellungsprozess spiegelt das
Erinnern selbst.

Farbige Module greifen die Jahreszeiten des
Baumes auf, kugelförmige Elemente strukturieren
den Raum. Ein halbfertiges Stück macht den
Prozess sichtbar. So entsteht ein Bild von
Erinnerung als lückenhafter, nie abgeschlossener
Arbeit.



Julia Schulz

Hauskleid
2025

Hochzeitskleid
2026

Kittelschürze und Hochzeitskleid mit Brautstrauß
aus Fliegengitter und Wäschetrockner-Flusen

Hauskleid thematisiert Rollenbilder, Mutterschaft
und Hausarbeit. Referenz ist das historische Hauskleid
als Symbol des privaten, weiblich codierten Raums.

Das Kleid besteht aus Wäschetrockner-Flusen –
einem unscheinbaren Nebenprodukt des Haushalts.
Als Material bündeln sie Spuren von Nutzung:
Textilreste, Haare, Staub, Sand. So werden sie zur
verdich teten Spur wiederkehrender Tätigkeiten und
verweisen auf die Körper der Familienmitglieder.

Die Flusen sind auf Fliegengittermaterial
appliziert, und zeigen die abstrahierte Darstellung
eines Babys. Material, Form und Bild verweisen auf
Fürsorge, Organisation und jene Arbeit, die den
Alltag trägt, ohne sichtbar zu werden. So entsteht
ein Objekt, das scheinbar Nebensächliches in den
Mittelpunkt rückt und als wesentlichen Bestandteil
des Zusammenlebens lesbar macht.



Christiane Spatt

Überschwang
2021–2023

Fotoarbeit aus der Fotoserie als ob
Druck auf Textil

Ausgangspunkt ist das botanische Phänomen der
Notblüte: Pflanzen bilden unter Stress noch einmal
Blüten – ein Moment von Schönheit im Zustand
der Krise.

Die Fotografie der Serie als ob überträgt dieses
Prinzip auf menschliches Verhalten. Eine Figur
erscheint frontal im Bild, umgeben von einer
dichten Fülle künstlicher Blumen. Die opulente
Inszenierung wirkt festlich und übersteigert
zugleich. Die sichtbare Pracht kippt in ein Zuviel,
das auf Anstrengung und Überforderung verweist.
Schönheit wird zur Oberfläche, hinter der sich
Druck und Erschöpfung verbergen.

Die Arbeit demonstriert, wie innere Belastung
nicht als Schwäche erscheint, sondern sich in
Perfektion, Schönheit oder Kontrolle zeigt.



Golnaz Walamotamed

Spuren unsichtbarer Arbeit
2025

Sechs keramische Formen auf unbehandeltem Holz

Die skulpturale Arbeit übersetzt Care-Arbeit in
Material. Sechs keramische Formen stehen für
emotionale Zustände, die mit unsichtbarer Care-
Arbeit verbunden sind: Angst, Verlust, Liebe,
Kämpfen und Hoffnung. Sie bilden kein lineares
Narrativ, sondern ein fragiles Gleichgewicht
zwischen Belastung und Fürsorge.

Die Objekte entstehen durch wiederholte
Prozesse des Sammelns, Pressens und Brennens.
In den Ton sind Pflanzenabdrücke eingeschrieben –
sichtbar bleibt nicht das Lebendige selbst,
sondern seine Spur. Die hellen Formen wirken ruhig
und leicht, während die in ihnen gebundene Arbeit
verborgen bleibt. Ein roher Holzsockel trägt sie und
verweist auf die Strukturen, die den Alltag stützen.

In der seriellen Anordnung entstehen
Wieder holung und Differenz zugleich – als Bild für
kontinuierliche, meist unsichtbare Arbeit.


