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Die Initiative ›you are warmly invited‹ (YAWI) legt 
den Fokus auf Arbeitsprozesse. Gemeinsam 
mit Akteur:innen der zeitbasierten visuellen und 
darstellenden Künste in Sachsen werden seit 
2020 über verschiedene Formate Erfahrungen 
geteilt, Wissen generiert und neue Verknüpfun­
gen hergestellt. Wie wertvoll das gemeinsame 
Reflektieren und Arbeiten am Prozess ist, zeigt 
das wachsende Netzwerk. So wurden in bis­
lang acht Versionen der gleichnamigen Feed­
backplattform in wechselnden sächsischen 
Städten über 200 Kunstschaffende ins Gespräch 
gebracht. 22 von ihnen geben in der diesjäh­
rigen Ausgabe des Magazins ›Wir arbeiten 
dran‹ Einblick in ihre aktuellen Arbeitsstände. 

Wo künstlerisch gearbeitet, geforscht und pro­
duziert wird, lässt sich den Zeichnungen der 
graphic recording artist Johanna Benz auf der 
Panoramaseite des Magazins entnehmen –  
ein Bild der Orte der Arbeitenden, die ihr per 
Sprachnachrichten übermittelt wurden.

Um den inhaltlichen und ästhetischen Wandel 
nachvollziehen zu können, der in den künstle­
rischen Praktiken aktuell zu erfahren ist, haben 
wir Kolleg:innen in Chemnitz, Dresden, Leipzig 
und Basel um Textbeiträge gebeten. Sie handeln 
von inklusiven Prozessen, Praktiken des Teilens, 
neuen Arten von Versammlungen, empathi­
scher Organisation von Kulturarbeit und einem 
lustvollen Zugang zu Wissenserwerb. Die 
künstlerischen Arbeiten, die gegenwärtig in den 
Performing Arts entstehen, spiegeln politische 
Aktualität wider. Sie reagieren auf gesellschaft­
liche Transformationen und tragen gleichzeitig zu 
einer Offenheit in den Debatten kontroverser 
Themen bei.

Das Magazin ›Wir arbeiten dran‹, gestaltet 
von Jakob Kirch (Lamm & Kirch), dokumentiert 
und visualisiert, was gemeinhin im Verborge­
nen bleibt. Wir laden Sie und Euch wärmstens  
dazu ein, Einblick zu nehmen in die vielfältigen 
ästhetischen Zugänge und Themen von Künst­
ler:innen der Performing Arts in Sachsen.

Helena Wölfl
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Mit dem &  steht etwas Verbindendes zwischen 
euch. Das ist wichtig. Denn die Initiative für 
Reflexion und Feedback zu Arbeitsständen aus 
den Performing Arts ›you are warmly invited‹ 
verbindet euch auf eine ganz besondere Art. 
Die Initiative ergreift sich schließlich nicht von 
selbst. Ihr ergreift immer wieder die Initiative 
zur Initiative. Danke! Dabei versteht ihr euch als 
Anstifter:innen mit Verkuppelungspotenzial. 
Anstiften wollt ihr die Leichtigkeit im wertschät­
zenden Sprechen über Arbeitsprozesse unter 
Kolleg:innen. Verkuppeln wollt ihr niemanden 
explizit, aber wenn sich aus den YAWI-Feed­
backtreffen neue Bekanntschaften bis hin zu 
Kooperationen ergeben, dann ist das in eurem 
Sinne. In eurem Tun seid ihr weniger kurato­
risch tätig als maximal begeisterungsfähig für 
das, was euch die präsentierenden Kolleg:innen 
bei ersten Treffen vorstellen. Damit sorgt ihr 
für einen sicheren Rahmen, der von unschätz­
barem Wert ist, in Momenten, in denen Kol­
leg:innen sich dazu entscheiden, an welchen 
Punkten des Arbeitsprozesses auch immer, aus 
ihm herauszutreten, ihn aufzubrechen, ihn 
euch so fragil, so roh, so undefiniert er auch 
sein mag, vorzustellen und auszusetzen. In dieser 
Art von Arbeit, die meist unsichtbar bleibt, da 
sie im Vorlauf der ›eigentlichen‹ Feedbacktreffen 

passiert, entsteht eine ganze Menge Spannung, 
für die ihr die Zeit und den Raum zur Verfügung 
stellt, sie wunderbar austariert und produktiv 
macht. Chapeau! Und gänzlich unsichtbar bleibt 
diese Arbeit nicht, denn sie zeigt sich während 
der Feedbacktreffen in der unglaublich offenen 
Atmosphäre, die vorherrscht. Die Atmosphäre, 
wie ich sie bei YAWI erlebe, sei es in Vorberei­
tungstreffen mit euch und den Präsentierenden 
in kleiner Runde oder in großer Runde während 
der Feedbacktreffen mit allen anderen teilneh­
menden Kolleg:innen, kommt nicht von ungefähr. 
Was sich als die spezifische YAWI-Atmosphäre 
beschreiben lässt, gründet auf einer ganzen 
Menge an Care-Arbeit, die ihr hauptsächlich 
ehrenamtlich leistet und auf Entscheidungen, 
die ihr trefft. So zum Beispiel die Entscheidung, 
dass ihr Freude daran findet, euch als ein Kol­
lektiv aus fünf starken Frauen zu verstehen, 
mit dem Wunsch hierarchiearm zusammen zu 
arbeiten und gleichzeitig darauf zu vertrauen, 
Entscheidungen kompetenzorientiert zu fällen. 
Es machen nicht alle alles, es machen nicht 
alle das Gleiche und schon gar nicht machen alle 
alles gleich. Das ist wunderbar. Jede Einzelne 
von euch ist eine ganz eigene YAWI-Version. Und 
jede YAWI-Version ist eine ganz eigene Version 
von euch. Forever! Anträge schreiben, Mails 
checken, Postfach aufräumen, Kontakte halten, 
bei Veranstaltungen in Sachsen präsent sein, 
in den Szenen abhängen, Multiplikator:innen für 
die Initiative sein, Netzwerkarbeit, Netzwerk­
pflege, Konzeptionsarbeit, Verwaltung des doku­
mentarischen Materials, Wissensforschung 
und das alles in Spannung mit eurem everyday 
life, in Spannung mit everything else everyday. 
And Ever!

Nicht mehr tippend, aber immer noch  
am Schwärmen.		
						            Eure Helena. 
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Helena Wölfl ist Performerin und arbeitet als wissen­
schaftliche Mitarbeiterin am Centre of Competence 
for Theatre (CCT) der Universität Leipzig. Sie hat 2022 
die Feedbackplattformen #6 und #7 moderiert.



Vor 20 Jahren habe ich mich als Tänzerin und 
Choreografin vollkommen in die freischaffende 
Szene geworfen – mit dem Zweifel, den so viele 
haben: Schaffe ich es, mit der Ausübung meiner 
Berufung zu überleben? Für mich ist dieser 
kultivierte Zweifel oft eine Ausrede dafür, meine 
kreative Kraft nicht voll zu entfalten. Er liefert 
Gründe, sich zu verstecken, aus Scham und 
Unsicherheit, aus Angst vor der Bewertung von 
Kolleg:innen oder einschüchternder Kritik.

Das allein im Studio Arbeiten, das Werkeln 
im Kopf lässt viele Fragen offen, die erst in der 
Aufführung mit dem Publikum beantwortet 
werden. Wie kann ein Format aussehen, in dem 
wir bereits im Prozess des Erarbeitens mit 
unserem Publikum in Kontakt treten?

Wo sind Orte und Formate, die uns beides 
ermöglichen, d. h. uns als Könner:innen und 
Unfertige zeigen? Open Studios sind eine Mög­
lichkeit des Austausches, der diese beiden 
Seiten vereint. Im TanzNetzDresden praktizie­
ren wir jenes Format in einer Reihe namens 
STUDIO ROUND und experimentieren mit den 
Möglichkeiten dieser Art des künstlerischen 
und persönlichen Austausches unter Tanz­
schaffenden.

Ein Open Studio ist im besten Fall:
 •	 OPEN WORK (offene Arbeit) – Die gezeigte 
Arbeit ist noch nicht abgeschlossen. Es ist 
kein Showing eines fertigen Produktes, es ist 
ein Arbeitsstand. Die Künstler:in ist offen, ihre 

unfertige Arbeit zu präsentieren, und die 
Beobachter:innen sind offen, eine unfertige 

Arbeit zu sehen. Das heißt: Niemand 
weiß vorher, welche neuen Impulse und 

Erkenntnisse sich ergeben. Das 
klingt selbstverständlich, ist es aber 
nicht. Denn wir sind beeinflusst 
von einer Leistungsgesellschaft, die 
es nur erlaubt, Fertiges zu zeigen 
und die Unfertiges als Stil zelebriert. 

Das Open Studio verlangt, sich seine Verletz­
lichkeit bewusst zu machen und mutig den 
tatsächlichen Ist-Zustand zu zeigen. Erfahrungs­
gemäß müssen wir als Veranstalter:innen 
darauf hinweisen, dass das Open Studio den 
wirklichen Prozess adressiert mit allen Höhen 
und Tiefen. 
 •	 OPEN MINDED (aufgeschlossen, unvoreinge­
nommen) – Dafür braucht es einen sicheren 
Raum, basierend auf Vertrauen und dem Gefühl 
des gegenseitigen Wohlwollens und Supports. 
 •	 OPEN HEARTED (offenherzig) – Hach ja, und 
wann sind wir bereit, uns zu öffnen? Das Wissen 
reicht oft nicht aus, denn zu groß ist die Sorge, 
schlecht dazustehen, dumm zu sein oder etwas 
zu tun, was schon Tausende vor einem getan 
haben. Kurz, die Angst vor Bewertung, vor dem 
Vergleich, davor, nicht verstanden zu werden. 
Was hilft da? Auf grundsätzlicher Ebene hilft ein 
offenes Herz, das Erkennen des Anderen in 
sich selbst. Für mich ist ein eindrucksvolles Open 
Studio eines, das destruktives Vergleichen 
offenlegt und es dadurch seine Macht verlieren 
lässt.
 •	 STUDIO (wie studieren) – Im besten Fall frei, 
unvoreingenommen, gemeinsam, mit Fragen, 
mit Zeit, im Kontakt. Ein Studio ist ein geschütz­
ter Ort, wo wir unbeobachtet scheitern dürfen. 
Es ist aufregend, diesen Raum zu öffnen. Wir 
lassen jemanden in unser lebendiges Zuhause, 
das kann mit Scham verbunden sein. Oft 

knabbern wir an unseren eigenen Ansprüchen. 
Zum Beispiel jenem, etwas ganz Besonderes, 
noch nie Dagewesenes zu zeigen, das mit offen­
sichtlicher Sicherheit gut ausgeführt und von 
dramaturgischer Klarheit geprägt ist. Das ist es 
aber nicht von Anfang an, sondern wird es im 
Prozess. Dafür braucht es zugeneigte Zeug:innen, 
mit denen wir in den Austausch gehen.

Welcher Regeln des Umgangs miteinander 
bedarf diese Offenheit? 

Aus der Erfahrung des TanzNetzDresden, 
auch in der Zusammenarbeit mit YAWI, macht 
es z. B. Sinn, festzulegen, wer wann wie lange 
im Fokus steht. Auch ist die Klarheit über die 
eigene Rolle wichtig, denn oftmals sind wir 
Künstler:in, Künstlerkolleg:in mit spezieller Ex­
pertise und Zuschauer:in in Personalunion. 
Zu äußern, aus welcher Perspektive wir Feed­
back geben oder Fragen stellen, ist ordnend 
und schafft hilfreichen Kontext.

Nach den STUDIO ROUNDS des TanzNetz­
Dresden fühlen sich alle Beteiligten bestärkt 
in ihrer Arbeit. Blinde Flecken werden entdeckt, 
brennende Fragen geklärt und ehrliche Begeis­
terung gezeigt. Es wird gemeinsam gelacht, 
neugierig nachgefragt und Bedenken werden 
spürbar abgebaut, auf allen Seiten.

Mal ganz offen: Egal wie alt oder mit welchem 
beruflichen, sozialen, kulturellen und emotio­
nalen Background – wir sind alle Meister:innen, 
die lernen. 

›Consider everything an experiment‹ schrieb 
Sister Corita Kent in den ›10 Rules for Students, 
Teachers, and Life‹ für die Lehre am Immaculate 
Heart College.¹ Experimentieren heißt etwas 
probieren, testen, Versuche anstellen. Für die 
Entwicklung von Ideen, Projekten oder Produkten 
werden Entscheidungen aufgrund von Experi­
menten getroffen. Während der Entwicklungs­
phase befindet sich etwas wortwörtlich im 
Arbeitsstand. Es steht bereits, kann aber noch in 
viele Richtungen bearbeitet werden.

In künstlerischen Prozessen wird viel experi­
mentiert, alles ist möglich und im Vordergrund 
steht das Machen. Qualitäten, die für künstle­
rische Prozesse von unerlässlichem Wert sind, 
denn in Arbeitsständen steckt die Möglichkeit 
großzügiger Exploration. Ein Experiment ist aber 
auch ein unsicheres Unternehmen, ein Wagnis, 
und Unsicherheiten kommen nur dann auf, wenn 
etwas auf dem Spiel steht. Darin liegt seine 
Ernsthaftigkeit. Es geht um die verlässliche Ge­
winnung von Informationen.

Aus der wissenschaftlichen Perspektive 
handelt es sich bei einem Experiment um eine 
methodisch strenge und messbare Untersu­
chung mit definierten Einflussfaktoren. An den 
Einflussfaktoren wird systematisch geschraubt, 
um möglichst fundierte Schlüsse ziehen zu 
können. Ungenauigkeiten können zu Fehlent­
scheidungen führen, die die erfolgreiche Be­
endigung eines Projekts gefährden. Im Gegen­
satz dazu sind künstlerische Experimente 
weniger an legitimierte Methoden und Abläufe 
gebunden. Diese können eigenwillig, lustig, 
intuitiv sein und vor allem entspringen sie der 
eigenen Praxis. Unabhängig davon, mit welchen 
Methoden Experimente durchgeführt werden, 

ist ihnen die sorgfältige Auswer­
tung der Ergebnisse gemein. 

›Consider everything an 
experiment‹ ist in erster 
Linie die Aufforderung, 
genau hinzuschauen.

Inspiriert von der ersten 
YAWI-Plattform organisierten 

die Künstlerin Antonia Röllin und ich 
im Dezember 2021 an der Hochschule 

Luzern das eintägige Ausstellungs- und 
Feedbackformat ›Propose Do Zeig Zackzack!‹. 
Es richtete sich an Studierende des Master­
studiengangs Kunst, die sechs Monate vor 
Abschluss Arbeitsstände ihrer künstlerischen 
Projekte auf die Probe stellen wollten, um sie 
dadurch gestärkt weiterzuentwickeln. Der Titel 
›Propose Do Zeig Zackzack!‹ ist eine Einla­
dung, mutig und schnell, Vorhandenes zur Dis­
kussion zu stellen. Der Titel zeugt von unserer 
Unentschlossenheit, uns zu entscheiden und so 
wählten wir alle vier Favoriten. Denn ist Unent­
schlossenheit – im Sinne von Aufgeschlossen­
heit – nicht ein zentrales Merkmal von Arbeits­
ständen?

Um den Arbeitsständen die passende 
Rahmung zu geben, um sie mit der nötigen 
Aufmerksamkeit auszuwerten, definierten wir 
wie bei einem Experiment Einflussfaktoren, 
Forschungsmethoden und Messinstrumente.

Zum Zeitpunkt des Formats bereiteten die 
Studierenden ihre Abschlussausstellung vor. 
Damit die Projekte daraufhin weiterentwickelt 
werden konnten, wählten wir die Einflussfak­
toren einer Ausstellung. Anders als bei regulä­
ren Feedbackformaten in der Lehre, die in 
einem geschützten Rahmen im Atelier oder im 
Klassenraum stattfinden, stellten die Studie­
renden ihre Projekte dort auf die Probe, wo sie 
später bestehen sollten. Die Ausstellung war 
öffentlich zugänglich, Besucher:innen wurden 
eingeladen und es fand eine Vernissage statt. 
Die Arbeitsstände wurden ins Zentrum gestellt 
und durch das exponierende Format der für 
die Diskussion nötige Auftritt geschaffen. Für 
die Studierenden war das ein sehr vulnerabler 
Moment.

In der Logik eines Experiments waren die 
Forschungsmethoden das Ausstellen und das 

Erhalten von Rückmeldungen. Die genauen 
Modalitäten des Ausstellens und der Rückmel­
dungen wurden für jedes Projekt einzeln definiert. 
Die Studierenden formulierten vorangehend in 
einer Frage, welche Informationen sie über ihre 
Projekte gewinnen wollten: In welchem Format 
zeige ich Fotografien? Entspricht die emotionale 
Reaktion der Besucher:innen meinen Absich­
ten? Welche zusätzlichen Informationen benötigt 
mein Projekt im Ausstellungskontext? Dazu 
wurden beispielsweise die Besucher:innen in 
Gruppen aufgeteilt, ihnen unterschiedlich viel 
Information über ein Projekt gegeben oder eine 
Videoarbeit in verschiedenen Varianten präsen­
tiert. Die Rückmeldungen wurden in Form auf­
gezeichneter und moderierter Gespräche oder 
als improvisierte, fotografisch festgehaltene 
Performances gegeben, um nur einige zu 
nennen.

Das Festhalten und Aufzeichnen sind Be­
standteile der Messinstrumente. Es wurde 
darauf geachtet, nur das für die Beantwortung 
der Fragestellung Notwendige festzuhalten, 
um niemanden mit Informationen zu überfluten. 
Ging es um die emotionale Reaktion der 
Besucher:innen, wurde darauf fokussiert. Stand 
die Anziehungskraft einer begehbaren Instal­
lation im Vordergrund, wurden Eindrücke auf 
anonym ausgefüllten Karteikarten erfasst. 
Für Projekte, die später in einer größeren Aus­
stellung gezeigt werden, schien es sinnvoll, 
viele Stimmen einzuholen.

Mit Blick auf Sister Corita Kents ›Consider 
everything an experiment‹ steht nicht was, 
sondern ›wie‹ etwas gezeigt wird, im Zentrum. 
Für die Lehre, wie auch für jede künstleri­
sche Praxis, heißt das, den unbeschwerten und 
lustvollen Charakter von Experimenten zu 
fördern resp. beizubehalten und die passende 
Rahmung für ihre Auswertung zu schaffen.

         1 	� Vgl. Sister Corita Kent, US-amerikanische Künstlerin, Pädago­
gin und politische Aktivistin. Sie hat u. a. die 10 Rules for 
Students, Teachers, and Life erarbeitet, worin sie die Wichtig­
keit dessen betont, Ungewissheit anzunehmen. Die Regeln 
kursieren immer wieder unter dem Namen von John Cage, der 
sie populär gemacht hat. Ihr Ursprung ist aber Sister Corita 
Kent zu verdanken. 
https://de.wikipedia.org/wiki/Corita_Kent (aufgerufen am 
15. 10. 2022)
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Daniela Lehmann ist Choreografin und Performance­
künstlerin und u. a. Vorstandsmitglied des TanzNetz­
Dresden e. V., einem Netzwerk der freien Tanzszene in 
Dresden, das von Beginn an die Initiative ›you are 
warmly invited‹ unterstützt.

Clemens Fellmann forscht an der Hochschule 
Luzern zum Sammeln von Performancekunst. 2020 
zeigte er zusammen mit Nora Frohmann bei der 
ersten Version von ›you are warmly invited‹ einen 
Arbeitsstand.

LOFFT – DAS THEATER, Leipzig
mit Arbeitsständen von: Cindy Hammer,  
Eva Hintermaier & Simon Kalus, Vasiliki Bara 
Moderation: Helena Wölfl

Plattform Version #6  



Johanna Benz 

Über einen Call haben wir das YAWI-Netzwerk gebeten, in einer kurzen 
Sprachnachricht jeweils den eigenen Arbeitsplatz zu beschreiben. 
Die entstandenen Audiofiles wurden von Johanna Benz zu Zeichnungen 
verarbeitet. Sie hat Version #6 mit Graphic Recording begleitet.

graphicrecording.cool wurde 2013 von Johanna Benz und Tiziana Beck 
gegründet. Beide arbeiten seit ihrem Studium an der HGB Leipzig 
eng zusammen. Das Duo mit Sitz in Leipzig und Berlin entwickelt indi­
viduelle grafische Aufzeichnungsformate für Konferenzen, Workshops, 
Symposien oder performative Events. Durch den Live-Zeichnungs­
prozess illustrieren und kommentieren sie Fakten, Ideen, Statements, 
sowie subjektive Bilder mit dem Ziel, neue Verbindungen zwischen 
visueller und angewandter Kunst, Wissenschaft, Forschung und Bildung 
herzustellen.



Am 17. November 2022 fand in Leipzig in der 
Alten Handelsbörse ein neues Format der Be­
gegnung von und mit Künstler:innen der Per­
forming Arts statt: ›watch me work‹. Zum ersten 
Mal trat die Initiative ›you are warmly invited‹ 
zusammen mit ihrem Netzwerk in die Öffent­
lichkeit. Damit öffnet sich YAWI nicht nur einem 
Kreis von Kolleg:innen, sondern auch der Stadt­
gesellschaft und der interessierten Öffent­
lichkeit. Der Gegenstand bleibt jedoch gleich: 
Es geht um künstlerische (Arbeits-)Prozesse. 
In den Performing Arts einer besonderen 
Dopplung unterworfen, denn sowohl die Ent­
stehung der künstlerischen Arbeiten (Auf­
führungen, Performances, Installationen u. a.) 
ist als Prozess zu begreifen, als auch die 
entstandenen Arbeiten an sich: Sie entstehen 
vor den Augen der Zuschauer:innen, entwi­
ckeln und entfalten sich, bevor sie im Moment 
ihrer Hervorbringung auch gleich wieder ver­
gehen. Es handelt sich dabei nicht um Gegen­
stände, Artefakte, welche als geronnene Zeit 
in ein Endergebnis, einen objektiven, endgülti­
gen Wert sublimiert werden können.

YAWI möchte dem Prozessualen Rechnung 
tragen, ihm Wertschätzung entgegenbringen. 
Der Prozess trägt immer auch das Kollektiv(e) 
in sich: Prozesse sind anfällig, sie verändern 
sich, während sie ihren Lauf nehmen, sie sind 
grundsätzlich unabgeschlossen – anschluss­
fähig für anderes und andere. 

Die Begegnung des Publikums 
mit der Performancekunst im Moment 
der Aufführung bedeutet Konfron­
tation mit einem Prozess. Der Prozess 
der Entstehung, der Recherche und 
Probe aber bleibt meist im Verborge­
nen und mit seinen Bedingungen 

und Bedürfnissen unbeachtet. Damit entsteht 
das trügerische Bild eines Arbeitsprozesses, der 
im Moment der Aufführung scheinbar zu einem 
Ende kommt, seinen Kulminationspunkt er­
reicht, auf welchen dann etwas Neues, anderes, 
davon Unterschiedliches folgen kann, folgen 
muss. Damit einher geht die Zurückweisung von 
Arbeitsständen – Ausschnitte aus dem Entste­
hungsprozess – als unfertig und unvollständig. So 
kommen irgendwie beide Aspekte des Pro­
zesses nicht wirklich zu ihrem Recht.

Entstehungsprozesse, künstlerisches Arbeiten, 
sind oft ganz eigenen Logiken unterworfen, 
die in der Momentaufnahme, welche die Präsen­
tation der Arbeit in der Aufführung darstellt, 
nicht sichtbar werden. Wie kommen die Künst­
ler:innen an den Punkt der Aufführung? Mit 
welchen Mitteln entwickeln sie ihre Arbeiten? 
Was sind die Bedingungen der Entstehung der 
Performances? Es kommen ganz spezifische 
Methoden und künstlerische Techniken zum 
Einsatz. Und nicht zuletzt sind die Arbeiten immer 
auch Produkt ihrer Umstände. Künstlerische 
Arbeit findet permanent statt, die Prozesse 
sind ›ongoing‹ – oft stehen Interessen, Themen 
und Praktiken im Zentrum, welche die Künst­
ler:innen über mehrere Aufführungen hinweg 
verfolgen. Zum Dialog ›watch me work‹ spre­
chen (mit künstlerischen Mitteln) drei Künstle­
rinnen aus dem YAWI-Netzwerk über ihre 
Arbeitsprozesse, Arbeitsweisen und Arbeits­
bedingungen. Sie konfrontieren das Publikum 

des Abends mit der Unabgeschlossenheit und 
Offenheit, aber auch der Spezifik ihrer Praxis. 
Ihnen zur Seite gestellt sind Respondent:innen, 
welche eine vermittelnd-reflektierende Position 
zu den Präsentationen einnehmen und damit 
die Schnittstelle besetzen, an der der Austausch 
zwischen den Künstler:innen und ihrem Publi­
kum angesiedelt ist, bevor das Publikum selbst 
sich in einem Gespräch in den Dialog mischen 
kann. Als Rahmen wurden die Zusammenarbeit 
mit dem Stadtgeschichtlichen Museum und 
der exponierte Ort der Alten Handelsbörse im 
Stadtzentrum von Leipzig gesetzt. Das Pro­
zessuale wird hier gleichzeitig aus der Unsicht­
barkeit der Studios, Proberäume und anderer 
Arbeitsorte heraus in die Mitte der Stadt geholt  
 – und mit einem wieder anderen Kontext kon­
frontiert: dem Museum und dem Archiv als einem 
Ort der Dinge. Eine Einladung zum Dialog.

Tessa Theisen
Work, work, work –  

YAWI goes public

Im Programm ›neue unentd_ckte narrative‹ (nun) 
gestalten wir mit Mitteln der Kunst Räume für 
gesellschaftspolitische Auseinandersetzungen. 
›neue unentd_ckte narrative‹ zeigt Wege auf, 
um radikalisierende Diskurse (wie den um die 
Aufmärsche 2018 oder aktuell um den Zusam­
menschluss der Freien Sachsen mit der Identi­
tären Bewegung und der AfD) in der Stadt Chem- 
nitz und im Erzgebirge zu bearbeiten. Bisher 
haben wir das mit den Festivals ›unentdeckte 
nachbarn‹, ›Aufstand der Geschichten‹ und 
›Aufstand der Utopien‹ und zehn weiteren Kultur- 
produktionen in Chemnitz und im Erzgebirge 
umgesetzt – zuletzt 2022 mit dem Festival ›Der 
Rahmen ist Programm‹. Ziel war es, damit auch 
theaterferne Menschen zu erreichen.

Der Titel des Festivals ist gemeinsam mit den 
Künstler:innen entstanden: Wir sagen nicht, 
es gibt ein Theaterfestival und dazu ein Rahmen­
programm. Ohne werten zu wollen, stehen die 
Formate nebeneinander. Alle beteiligten Formate 
standen unter dem Motto: mit den Menschen 
sprechen, über die wir normalerweise sprechen. 
Beispielhaft dafür sind: das partizipative An­
gebot der Frl. Wunder AG, die mit dem Caravan 
der Sehnsucht Chemnitzer:innen die Möglich­
keit bot, über ihre Wünsche für sich und die Stadt 
ins Gespräch zu kommen; das Format ›Unver­
blümt‹ in dem Expert:innen des Alltags die ihnen 
inhaltlich nahestehenden Aufführungen kom­
mentierten: ein Gewerkschaftsanwalt, ein Histo­
riker, eine Bodyworkerin, eine Kriminalbeamtin, 
eine Esperantoexpertin, ein Türsteher.

Der Versuch bestand darin, so viele Barrieren 
wie möglich abzubauen, um allen Menschen 
den Zugang zu unserem Festival gewährleisten 
zu können. Dazu zählte die konsequente An­
wendung der Einfachen Sprache in allen Veröf­
fentlichungen. 

Zudem wurde bei vielen Angebo­
ten die Deutsche Gebärdensprache 
(DGS) eingesetzt, von der Home­
page bis hin zur Bühne und den Nach­
gesprächen. Um blinden und seh­
behinderten Menschen Zugang zum 
Festival zu ermöglichen, boten wir 
teilweise Audiodeskription an.

Die Benutzung der Einfachen Sprache in allen 
öffentlichen Texten erwies sich zum Teil als 
Herausforderung: So mussten sich die Perfor­
mer:innen gut überlegen, was sie ausdrücken 
wollten und sich auf die veränderte Ausdrucks­
weise ihrer Texte einlassen. Und die Akteur:in­
nen der Freien Szene hatten teilweise Schwierig­
keiten mit den Texten, weil diese keine Buzz- 
wörter der Szene enthielten. Ist dieses Vorgehen 
innerhalb der Szene anerkannt, weil wir nicht 
die Kunstblase, sondern ALLE im Blick haben 
und den Zuschauenden eine zentrale Rolle in 
unserer kompletten Programmplanung geben?

Es bleibt eine Herausforderung: Wie werden 
Menschen erreicht, die wenig oder keinen Zu­
gang zur Kunst haben? Sind die so genannten 
›Theaterfernen‹ überhaupt willig, sich in diese 
Rolle zu begeben? Wer sind ›wir‹ und wer sind 
die ›anderen‹?

Wir wollen unseren publikumsorientierten 
und inklusiven Prozess an dieser Stelle mehr 
Menschen nahelegen und sagen: Es lohnt sich! 
Ihr setzt ein kulturpolitisches Zeichen, gewinnt 
mehr Rückmeldungen von Menschen außer­
halb der Blase, lernt zuzuhören. Hilfreich beim 
Planen und Umsetzen sind die meist kosten­
freien Angebote der Servicestelle Inklusion im 
Kulturbereich. Was hindert uns daran, von Be- 
ginn an in allen Budgets inklusive Maßnahmen 
einzubeziehen? Ich danke dem Team des 
Festivals ›Der Rahmen ist Programm‹, dass wir 
ein solch wichtiges Thema umgesetzt haben.

Frauke Wetzel
Der Rahmen ist Programm?  

Der Rahmen  
gehört gesprengt!

Frauke Wetzel arbeitet als Projektleiterin für das 
Programm ›neue unentd_ckte narrative‹ in Chemnitz. 
Sie ist im Vorstand des Verbands der Freien Dar­
stellenden Künste in Chemnitz e. V., mit dessen Unter­
stützung die Feedbackplattform #7 in Chemnitz 
2022 stattfand.

Tessa Theisen beschäftigt sich mit visceral sensibility, 
touch und care in choreografischen Praktiken und 
der speziellen Form von Wissen, die diese generieren. 
Seit 2022 ist sie Teil des YAWI-Teams.
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Zentrum der Künste, Dresden 
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Biografien

 Zora Asse 	  Embodied 
Design

Zora Asse, *1984, lebt und arbeitet in Leipzig. 
Studium in den Fachklassen für Typografie und Illus­
tration an der Hochschule für Grafik und Buchkunst 
Leipzig. In ihrer Arbeit übersetzt sie Bewegungs­
abläufe der digitalen grafischen Arbeitsumgebung 
in den Raum der Bühne, um sie so disziplinüber­
greifend neu zu erfahren, zu reflektieren und zu trans­
formieren. Die von ihr handlungsbestimmend be­
setzten Werkzeuge fungieren dabei als ihr festes 
Ensemble, das die unzähligen Zwischenräume und 
Rollen, in denen sich Gestalter:innen bewegen, 
im gestalterischen Prozess untersucht und sichtbar 
werden lässt.
	 IG	 @zorarette

Jula Baltschun	  Bildende Kunst

Jula Baltschun lebt und arbeitet in Leipzig. Ausge­
hend von ihrem Hintergrund als Sozialarbeiterin 
und Bildungsunternehmerin interessiert sie sich für 
die Förderung von Kunst am schmalen Grat neuer 
Unterscheidungen bei relevanten gesellschaftspoliti­
schen Themen. Als Künstlerin und Kuratorin mischt 
sie künstlerische und kuratorische Strategien mit 
Werkzeugen oder Materialien aus anderen Bereichen, 
um Kreuzungen und Verschiebungspunkte für oft 
spielerische Ansätze zu schaffen. Sie hinterfragt 
gerne Gewohnheitsenergien in Ansichten und Haltun­
gen, um neue oder ungewohnte Wahrnehmungen 
und Kompatibilitäten zu gewinnen und ein transpa­
rentes und transformierendes Feld um Fragen 
unserer Zeit zu schaffen.
	 Web	 julabaltschun.com 
	 IG	 @jula_baltschun 
	 IG	 @zner_kunstraum

 Vasiliki Bara	  Tanz  
Vasiliki Bara, *1992, arbeitet in Leipzig als Tänzerin 
und Choreografin. Sie studierte Tanzpädagogik 
und Choreografie an der Tanz-Zentrale Leipzig und 
Tanzwissenschaft (MA) an der Freien Universität 
Berlin. In ihrer künstlerischen Arbeit erkundet Vasiliki 
die Grenzen zwischen Realität und Surrealität und 
setzt sich mit dem Thema der Inklusion im Tanz 
auseinander. Ihre ersten choreografischen Arbeiten 
A Piece of God (2019) und From the other Side (2021) 
präsentierte Vasiliki im Studio von LOFFT – DAS 
THEATER.
	 IG	 @vasi.liki.bara

Johanna Benz	 Zeichnung  
Johanna Benz, *1986 in Wismar, ist Zeichnerin und 
übersetzt als graphic recording artist Texte, Vorträge 
und Gespräche in Bilder. Sie lebt mit ihrer Familie 
in Leipzig.
	 Web	 graphicrecording.cool 
	 IG	 @graphicrecording.cool__ 

 Tatjana Bikic	 Performance   
Tatjana Bikic, *1987, lebt und arbeitet in Dresden. 
In ihrer Arbeit reflektiert sie Begrenzungen, Schwä­
che, Möglich- und Körperlichkeiten. Im Zentrum 
von Tatjanas Arbeitsweise stehen Performances, in 
denen sich Installation, Sound und Text überlagern. 
Nach dem Studium der Bildenden Kunst in Dresden 
beschäftigt sich Tatjana mit Butoh, Tanz, Ritualen 
und Neurowissenschaft als mögliches Korrektiv 
aktueller Erwartungen und Normen des kapitalisti­
schen Systems. 
	 IG	 @tat_performances

 Ulrike Feibig 	 Literatur /  
Performance

Ulrike Feibig, geb. in Magdeburg, lebt und arbeitet in 
Leipzig als freie Dichterin und Performerin, deren 
literarische Texte sowohl gedruckt erscheinen, als 
auch performativ auf die Bühne gebracht werden. 
Sie studierte Literarisches Schreiben am Deutschen 
Literaturinstitut und Kunstpädagogik an der Univer­
sität Leipzig, ist in der Literaturvermittlung tätig und 
war Geschäftsführerin der Literaturzeitschrift Edit. 
Sie organisiert und moderiert diverse Veranstaltungs­
formate im Bereich Literatur und ist Teil des Ver­
lagskollektivs hochroth Leipzig. Ihr Debüt erschien 
2016 im poetenladen Verlag. Ihre aktuellste Publika­
tion, der Essay Kap Lesung – Surfen entlang einer 
Stummheit, ist in der TRANSISTOR 5 – Zeitschrift für 
zeitgenössische Lyrik zu finden.  
	 Web 	� poetenladen-der-verlag.de 

/autoren-ulrike-feibig

Clemens Fellmann	 Kunst / 
Forschung / 
PerformanceClemens Fellmann, *1988 in Ajmer  

(Indien), lebt und arbeitet in Basel und Leipzig.  
Er studierte Kunst und Vermittlung in Genf, Leipzig 
und Luzern. Seine Arbeit bewegt sich im Bereich 
von Performance, Video, Skulptur, Zeichnung und 
Text. Er erforscht Verhältnisse zwischen räumlichen 
Vorgaben und ihren Auswirkungen auf Körperlich­
keiten, Bewegungsnotation und performative Vermitt­
lungsformate. Nach einer Ausbildung am Leipziger 
Tanztheater war er dort Mitglied der Company und 
performt seitdem regelmäßig für Künstler:innen 
und Choreograf:innen. Seit 2019 forscht er an der 
Hochschule Luzern zum Sammeln von Performance­
kunst. 
	 Web	 clemensfellmann.ch
	 IG	 @clemensfellmann

 Theresa Fuchs	  Kunst

Theresa Fuchs, *1999, lebt in Halle und studiert dort 
Freie Kunst an der Burg Giebichenstein Kunsthoch­
schule Halle. Ihre künstlerischen Arbeiten entstehen 
durch die Übersetzung alltäglicher Gesten in Foto­
grafie, Zeichnung und Bewegung im Raum. Wesent­
lich hierbei ist die Beschäftigung mit einem Prozess 
des Suchens, der sich zwischen Hinterfragen und 
Anerkennen des gegebenen Raumes befindet. Grund­
sätzlich, die Performances begleitend, ist die Frage, 
wann körperbezogene Erfahrung kollektiv wird.

Cindy Hammer	  Tanz / Choreografie / 
Performance 

Cindy Hammer, *1989, studierte Bühnentanz an der 
Palucca Hochschule für Tanz Dresden. Sie ist Mit­
begründerin und künstlerische Leiterin ihrer Com­
pagnie go plastic. Ihre Arbeit als Tänzerin, Perfor­
merin und Choreografin bringt sie immer wieder in 
neue (inter)nationale Konstellationen und Kontexte. 
Innerhalb ihrer Companyarbeit mit und bei go plastic 
arbeitet sie diskursiv und interdisziplinär und findet 
mit den Mitteln des zeitgenössischen Tanzes ihren 
künstlerischen Ausdruck, wobei sie situativ, produktiv 
und transparent kollaboriert, um relevante und 
inklusive Angebote zu schaffen. 
	 Web	 goplasticcompany.com

 Eva Hintermaier	 Performance /  
Installation

 &  Simon Kalus 
Eva Hintermaier entwickelt solo und in kollektiven 
Zusammenhängen Performances und Installationen, 
die sich mit Feminismus und dem Natürlichen als 
Produkt des Kulturellen beschäftigen. Simon Kalus 
schreibt Texte, die sich an westlichem, patriarcha­
lem Menschsein im Spannungsfeld anderer Spezies 
abarbeiten. Zusammen arbeiten sie als transdis­
ziplinäres Team, das Konzepte von Natur und Bezie­
hungen zu nichtmenschlichen Akteuren in installa­
tiven Performances untersucht. Aktuell beschäftigen 
sie sich mit netzwerkartigen Beziehungen von Men­
schen und Bakterien und fragen, inwieweit die Grenze 
zwischen Eigenem und Anderem schon im eigenen 
Körper brüchig wird.
	 IG	 @evahintermaier.simonkalus

IceLab Leipzig	  Darstellende Kunst / 
Zeitgenössischer 
Tanz auf Kufen

 
Das IceLab Leipzig ist Platt- 
form für Zeitgenössischen Tanz und Bewegungs­
recherche mit Kufen in der Auseinandersetzung mit 
der Metaphorik Eis. Initiatorinnen sind Katja Groh­
mann und Vivien Reichel. Sie verwirklichen interdiszi­
plinäre Projekte mit Kunststoff-, Kunst- und Natur­
eis und laden ein, Teil ihrer Arbeit zu sein. Im Fokus 
stehen die ökologischen, sozialen und globalen 
Herausforderungen unserer Zeit und zunehmend 
Fragen aus der Wissenschaft. Eiskunstlauf ist ihr Fun­
dament, sie befreien sich jedoch von dessen Regeln 
grundlegend. Am Ende jedes Projektes unterstützen 
sie ein regionales Umweltprojekt.
	 Web	 icelab-leipzig.de 
	 IG	 @icelableipzig

 Laura Immler 	 Bühnenbild / Sound / 
Performance  

Laura Immler, *1993, lebt in Leipzig und arbeitet als 
Bühnenbildnerin und im musikalischen Bereich in 
der freien Theaterszene. Sie studierte Bühnenbild in 
Dresden und Umweltingenieurwesen in Konstanz. 
Meist arbeitet sie kollaborativ mit fachbetrieb rita 
grechen und in anderen Kooperationen – es entste­
hen Performances, Sound-Arbeiten und Raum­
installationen. Ihr Interesse liegt darin, vorgefunde­
ne Architekturen, öffentliche und digitale Räume 
sowie Klangräume zu befragen, einzubeziehen oder 
zu irritieren. Die Arbeiten kreisen um theoretische 
Auseinandersetzungen mit einer spätkapitalistischen 
Gesellschaft, das Beobachten von Orten und die 
Hinterfragung des eigenen Standorts sowie das zu­
künftige Leben auf einem zerstörten Planeten. 
	 Web	 ritagrechen.de
	 Web	 vimeo.com/user159297628

Gwen Kyrg	  Musik /  
Darstellende Kunst  

Gwen Kyrg, *1985, lebt in Leipzig. Studium Jazz-/
Pop-Gesang, Hochschule für Musik und Tanz Köln. 
Die Hybridin arbeitet als Sängerin, Performerin, 
Regisseurin und Komponistin. Ihre Theaterperfor­
mances und Formen des zeitgenössischen Musik­
theaters kreisen um das Hier und Jetzt, Begegnun­
gen, Partizipation, das Hören und Weiblichkeit. Be- 
sonderes künstlerisches Forschungsinteresse hat 
sie an Lovesongs, die sie u. a. in ihrer Band KID THE 
MOON in tragische Rituale verwandelt. Im fortlau­
fenden Format Audio Experiment entwickelt sie 
ortsspezifische Versuchsanordnungen für Improvisa­
tionen eines spartenübergreifenden Ensembles 
und das Publikum als Laborpartner.
	 Web	 gwenkyrg.de 
	 IG	 @gwenkyrg

 Daniela Lehmann	  Tanz  

Daniela Lehmann, *1979, studierte Tanz und Philo­
sophie in Dresden, Freiburg im Breisgau und Berlin 
und spezialisierte sich auf Instant Composing. 
Ihr umfangreiches Repertoire umfasst Bühnen­
stücke und spartenübergreifende ortsspezifische 
Arbeiten. 2020 absolvierte sie ihren Master in 
Choreografie an der Palucca Hochschule für Tanz 
Dresden. Sie ist aktiv im Koordinationsteam des 
TanzNetzDresden und im Zentralwerk e. V. Unter dem 
Label Choreography of Life unterstützt sie als 
Mentorin Menschen bei ihren persönlichen und 
beruflichen Herausforderungen.
	 Web	 danielalehmann.de
	 IG	 @d.a.n.i.lehmann

 Tina Marschner	  Tanz  

Tina Marschner, *1995, lebt in Leipzig und hat 
Romanische Sprachen, Angewandte Kultur- und 
Medienwissenschaften und International Cultural 
Management in Transition studiert. Wie u. a. bei 
der Kuration des Kunst- und Kulturprogramms des 
Kongresses Zukunft für alle des konzeptwerk 
Leipzig arbeitet sie gern kollektiv und in politischen 
Themenfeldern. Sie tanzte viele Jahre MTV-Style 
und Hip-Hop, hat das Trainee Dance Program 
des Leipziger Tanztheaters abgeschlossen und ist 
derzeit in Ausbildung an der Tanz-Zentrale im 
Bereich Zeitgenössischer Tanz / Performance / 
 Choreographie.

Inga Martel	  Bildende Kunst 
Bildende Künstlerin, Gründerin des Laboratoriums 
für Somatisches Erforschen (LfSE), Dozentin für 
Tanz und Bewegung, sowie intuitiven Gesang 
(Ursang), lebt und arbeitet in Leipzig und Reykjavík, 
Island. Im Fokus ihrer Forschung steht der Körper 
als erfahrbare Landschaft, der Mensch als Teil der 
Natur und das Vermitteln von intuitivem Wissen.
	 Web	 lfse.de
	 IG	 @somaticmapping

Lars Neupert	  Live Art / 
Performance  

Lars Neupert lebt und arbeitet in Dresden. Studium 
der Theatre and Performance Studies an der Uni­
versity of Glasgow und University of California, 
Berkeley. Lars Performancearbeit bewegt sich im 
Grenzbereich von Clownerie, Drag, Polyphonie, 
Live-Skulptur, Sound Art und Praxis als Forschungs­
ansatz. In Lars Erforschung geht es darum, Reprä­
sentation und Machtdynamiken zu hinterfragen und 
Queerness und lebendigen Widerstand zu feiern. 
Darüber hinaus tätowiert Lars und absolviert eine 
Ausbildung zur Gestaltung und Begleitung von 
Gruppentrauerritualen.
	 Web	 laranlars.wixsite.com/website
	 IG	 @larsjustlarsreally
	 IG	 @justaqueerwithaneedlenow 

Lukas Pfalzer 	 Zeitbasierte 
Künste  

Lukas Pfalzer, *1992, lebt und arbeitet in Leipzig und 
Halle (Saale). Studium Zeitbasierte Künste an der 
Burg Giebichenstein Kunsthochschule Halle und an 
der Kunsthochschule ISA Havanna, Kuba. Er arbei­
tet im Grenzbereich von Video / Installation und 
Performance / Situation. In verschiedenen Formaten 
und Medien beschäftigt er sich mit der Bewegung 
von Intentionalität zu Intensität. Seit 2019 entstehen 
in Kollaboration mit Susanne Hopmann räumlich-
performative Arbeiten.
	 Web 	 lukaspfalzer.cargo.site 
	 Web	 knack-landschaft.de
	 IG	 @lukaspfalzer

Chloé Piot	  Bildende Kunst 
Chloé Piot lebt und arbeitet in Leipzig und Paris. 
Sie studierte an der Kunsthochschule Limoges, 
Frankreich, an der HBK Braunschweig und schloss 
mit einem Meisterschülerstudium an der HGB 
Leipzig ab. Sie schenkt ihre Aufmerksamkeit Objek­
ten und Materialien, aber auch Gesten und alltäg­
lichen Praktiken. Durch ihre Skulpturen versucht sie, 
materielle, symbolische und ästhetische Begeg­
nungen zu schaffen. Ökologie und die Ökonomie 
des Vorhandenen spielen in ihrer Praxis eine zentra­
le Rolle. Derzeit arbeitet sie mit Pappmaché. 
	 Web	 chloepiot.com 
	 IG	 @piot.chloe 

Nora Schruth	  Bühnenbild  

Nora Schruth, in Berlin aufgewachsen, lebt und 
arbeitet in Dresden. Studium für Kostüm- und 
Bühnenbild an der HfBK Dresden. Als Bühnenbild­
nerin und Teil der künstlerischen Leitung der 
ARMADA OF ARTS entwickelt sie ihre Arbeiten an 
der Schnittstelle von Performance, Installation 
und urbaner Intervention. Die ARMADA wurde von 
Nora Schruth und zwei weiteren Frauen 2015 
gegründet und betrachtet sich als künstlerisches 
Aktionsbündnis und Künstler:innenkollektiv, das  
mit künstlerischen und theatralen Mitteln Einfluss­
nahmemöglichkeiten und Standpunkte im öffent­
lichen Raum erprobt und zur Debatte stellt.
	 Web	 noraschruth.de 
	 Web	 armadaofarts.org
	 IG	 @nora.shrot

Clara Sjölin	  Tanz  

Clara Sjölin, *1994 in Schweden, lebt und arbeitet 
in Leipzig. Sie studierte Tanz am Laban Conservatoire 
of Music and Dance in London und macht derzeit 
einen MA an der Stockholm University of the Arts. Sie 
choreografiert für die Bühne und den öffentlichen 
Raum, für Gruppen und auch eigene Solostücke. Ihre 
wiederkehrenden choreografischen Themen erfor­
schen Formen und Normen des sozialen Miteinan­
ders, Befreiung als kollektive und individuelle Mani­
festation und die Wiederbelebung historischer 
Ereignisse. 
	 Web	 clarasjolin.com

Nora Spiekermann	 Kunst

Nora Spiekermann, *1987, lebt und arbeitet als 
Künstlerin in Berlin. Master Public Art and New Artistic 
Strategies an der Bauhaus-Universität Weimar. 
Den Schwerpunkt ihrer Arbeiten bilden Performances, 
Interventionen und partizipative Aktionen im öffentli­
chen Raum. Ebenso kollaboriert sie mit freien Radio­
sendern und TV-Stationen. In diesen Formaten 
hinterfragt sie die Zugänge zum öffentlichen Raum 
und macht Missstände sichtbar. Mit ihrem Projekt 
Offener Kanal Europa entwickelt sie seit 2020 gemein­
sam mit anderen Künstler:innen Strategien der 
Aneignung und der kollektiven Teilhabe in finanziali­
sierten und bedrohten Stadträumen. 
	 Web	 offener-kanal.eu 
	 IG	 @offener_kanal_europa 
	 IG	 @aron.anis

Diana Wesser	  Performance / 
(Audio)Walk / 
social practice 

 

Diana Wesser lebt in Leipzig,  
arbeitet international an den Schnittstellen zwischen 
künstlerischer Forschung und Recherchetheater, 
sozialer Praxis und performativem Urbanismus, rela­
tionaler Ästhetik und Medienkunst. In ihren (Audio)
Walks, Performances und partizipativen Projekten 
erschließt sie Orte, hört Zeitzeug:innen zu und schafft 
Räume für Begegnungen. Seit einigen Jahren be­
schäftigt sie sich intensiv mit Erinnerungskulturen, der 
Transformation in Ostdeutschland und kollektiven 
Traumata. Sie ist Teil der Kollektive WESSER |  
MECKERT, collective bleeding und urban (col)labo- 
ratory und erkundet mit den Leipziger Stadtteil­
expeditionen die Stadt aus der Perspektive ihrer 
Bewohner:innen.
	 Web	 dianawesser.de
	 Web	 leipziger-stadtteilexpeditionen.de

Frauke Wetzel 	 Kulturmanagement  
Kulturwissenschaftlerin, Kulturmanagerin, promo­
vierte Osteuropahistorikerin, Arbeitsschwerpunkte 
in Sachsen und in der Tschechischen Republik, 
wo sie sechs Jahre lang tätig war. Sie arbeitete für 
das Festival Politik im Freien Theater der Bundes­
zentrale für politische Bildung und war von 2013 bis 
2020 für Audience Development, Vermittlung, 
Inklusion in HELLERAU – Europäisches Zentrum der 
Künste Dresden zuständig. Hier konzipierte sie 
u. a. das Diskursprogramm des Festivals RomAmoR. 
Sie lehrt Audience Development an Hochschulen 
und berät die Freie Szene. Derzeit arbeitet Frauke 
Wetzel beim Verein ASA-FF in Chemnitz als Projekt­
managerin für das Programm neue unentd_ckte 
narrative und berät Kulturproduktionen. 
	 Web	 programm-nun.de
	 Web	 drip-festival.de

Lissy Willberg	  Installation /  
Performance  

Lissy Willberg, *1989 in Berlin, erforscht Raum- und 
Gruppendynamiken anhand von Installationen und 
Performances, die auf partizipatorischen Angeboten 
beruhen. Nach dem Diplomabschluss an der HGB 
Leipzig absolvierte Willberg ein postgraduales 
Studium am Dutch Art Institute (NL). Anhand eines 
›guiding practice‹ navigiert *LW durch performative 
Situationen, die theoretische und wissenschaftliche 
Wissensproduktion erfahrbar machen. Der Raum, 
die Objekte, die Performer:innen sowie Besucher:in­
nen sind Teil einer vielschichtigen Assemblage. 
Skulpturen und digitale Klänge schaffen eine For­
schungsumwelt in der sich alle Beteiligten begegnen. 
Diese ortsspezifischen Konstellationen verwischen 
die Grenzen zwischen Sein, Performen und Parti­
zipieren.
	 Web	 lissywillberg.info
	 IG	 @allsystemsaretrue

Helena Wölfl 	 Theaterwissenschaft 
Helena Wölfl studierte am Institut für Theaterwissen­
schaft der Universität Leipzig. Derzeit ist sie wissen­
schaftliche Mitarbeiterin am Centre of Competence 
for Theatre (CCT) der Universität Leipzig. Seit 2012 
arbeitet sie als freie Performerin und realisiert 
Theaterproduktionen, Installationen, Performances, 
Vorträge, Audiowalks, szenische Interventionen, 
Führungen und Hörspiele sowohl in der freien Szene 
als auch im soziokulturellen Bereich. Arbeitspart­
ner:innen sind (gewesen): friendly fire, Liese Endler 
und The Other Music Academy. Ihre künstlerischen 
und wissenschaftlichen Tätigkeitsfelder erweitert sie 
seit 2021 um Lehrtätigkeiten als Dozentin für The­
aterwissenschaft und Moderationen von Veranstal­
tungen in der freien Szene.

Initiative �you are  
warmly invited

Initiiert von Alisa Hecke (Kuratorin, Produzentin) 
und Angelika Waniek (Performancekünstlerin) und 
unter Mitwirkung von Julia Kurz (Kuratorin, Kunst­
vermittlerin) 2020 – 2022, Ulrike Feibig (Literatin, 
Performerin) 2020 – 2022 und Julian Rauter (Künst­
ler, Kulturmanager) 2020 – 2021, ermöglicht die 
Initiative seit 2020 in Kooperation mit sächsischen 
Kunst- und Kulturveranstalter:innen, Produktions­
häusern und Galerien Austausch und Vernetzung zu 
künstlerischen Prozessen. Seit 2022 gestalten 
auch Nora Frohmann (Bildende Künstlerin, Tänzerin, 
Performerin, Kunstvermittlerin), Laila Grümpel 
(Theaterwissenschaftlerin) und Tessa Theisen (Dra­
maturgin) die Initiative mit.
	 Web	 youarewarmlyinvited.com
	 IG	 @youarewarmlyinvited

Das Magazin ›Wir arbeiten dran‹ 
erscheint im Rahmen einer Sicht­
barkeitskampagne von ›you are 
warmly invited‹ – Initiative für 
Reflexion und Feedback zu Arbeits­
ständen aus den Performing Arts.
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Ein Projekt von Hecke / Waniek GbR, unterstützt 
durch das NATIONALE PERFORMANCE NETZ –  
STEPPING OUT, gefördert von der Beauftragten 
der Bundesregierung für Kultur und Medien im 
Rahmen der Initiative NEUSTART KULTUR. 
Hilfsprogramm Tanz. Sowie der Kulturstiftung 
des Freistaates Sachsen und dem Kulturamt der 
Stadt Leipzig. 
In Kooperation mit LOFFT – DAS THEATER, 
HELLERAU – Europäisches Zentrum der Künste, 
Verband der Freien Darstellenden Künste in 
Chemnitz e. V., Stadtgeschichtliches Museum, 
unterstützt von der Servicestelle FREIE SZENE. 
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