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Die drei Stipendiatinnen des
Jahrgangs 2023/2025 im
Dorothea-Erxleben-Programm —
Maika Knoblich, Yeongbin Lee
und Anna Witt — prasentieren die
Ergebnisse ihrer Stipendienzeit
in der gemeinsamen Abschluss-
ausstellung CHECK OUT in

der Galerie der Hochschule fiir
Bildende Kiinste Braunschweig.

Mit dem Dorothea-Erxleben-Programm zur Chancengleichheit,
einer kiinstlerischen Nachwuchsforderung des Landes Nieder-
sachsen und der Hochschule fiir Bildende Kiinste Braunschweig,
werden drei Stipendiatinnen fiir einen Zeitraum von zwei Jahren
gefordert, um sie fiir eine Kunstprofessur zu qualifizieren. Im
Rahmen des Stipendiums beteiligen sich die Kiinstlerinnen an
der Lehre und der kiinstlerischen Entwicklung der Hochschule

in Form eines Lehrauftrags und einer Abschlussprasentation.



Nach dem Vorbild Marcel Prousts greift MAIKA KNOBLICH auf
einzelne Augenblicke ihrer frilhen Lebensjahre zuriick, indem
sie versucht, das Erwachsensein mit den Idealen des einstigen
Madchens in Einklang zu bringen. Dies tut sie im intimen Raum
eines Tipis, wie es friiher von Kindern in der DDR verwendet
wurde. Im kommunistischen Teil Deutschlands geboren, zog
Knoblich sehr friih mit ihrer Familie in die BRD; mit einer gewollt
naiven Sichtweise versucht die Kiinstlerin nun, subjektiv zu
ergriinden, wie sie als »hybrides Wesen« die »Welt des rosa
Plastiks« entdeckte und davon traumte, »das DDR-Tipi gegen
ein Barbie-Traumhaus einzutauschenc. In diesem Zelt wird
Knoblich wahrend zweier Performances unangenehm vertrau-
liche Abschnitte aus ihrem Jugendtagebuch Fremden vorlesen.
Durch dieses Ritual tauchen Knoblich und die Personen, denen
sie ihre jugendlichen Geheimnisse anvertraut, kurz in die un-
sdglichen Wunder der Kindheit ein.

In eine ebenfalls traumhafte Welt entfiihrt uns auch die 2-Kanal-
Videoinstallation Nights of Labor von ANNA WITT, die das
Traumen als »aktive und kollektive Handlung« inszeniert. Die
Kiinstlerin schreibt der Imagination die Kraft zu, die Gesellschaft
zu emanzipieren, und stellt dabei die rhetorische Frage, ob Trau-
me als Ausdruck der Hoffnung gesehen werden konnen: »Wir
befinden uns in einer Zeit, die durch multiple Krisen gepragt ist
und in der sich Spekulationen iiber die Zukunft meist in nega-
tiven Prognosen zeigen. Mich interessiert, ob das Traumen als
Grundvoraussetzung fiir gesellschaftlichen Veranderungswillen
gerade deswegen seine emanzipatorische Kraft entfalten kanng,
erklart Witt.

Als wolle sie sich auch in dieses Zauberland einschleichen, ver-
sucht YEONGBIN LEE, die sich selbst als »Gerauschesammle-
rin« bezeichnet, die Klange eines Opel Corsa, den sie zusammen



mit ihren Studierenden zerlegt und untersucht hat, in Bleistift-
zeichnungen zu libersetzen. Ihr Ziel dabei ist es, diesen Pro-
zess in eine »gestische Partitur« zu verwandeln, die als Grund-
lage fiir ihr Requiem fiir ein Auto dienen soll. Das ungewohnliche
Requiem ist gleichzeitig eine Hommage an ihren Vater, der
friiher ebenfalls einen Opel Corsa fuhr. So flieRBen ebenfalls
Erinnerungen und Erfahrungen aus Lees Kindheit in die Partitur
ein.

Die Ausstellung vereint eine verbliiffende Mischung aus Musik,
Traumen und Kindheit, die konzeptionell zu einer dem Mensch-
sein gewidmeten Metapher verschmelzen.

Text: Luciana Tamas, Kuratorin der Ausstellung



Interview mit Maika Knoblich,
Yeongbin Lee und Anna Witt,
gefiihrt von Luciana Tamas
im September 2025

LUCIANA TAMAS (LT): Was hat die Verleihung des Dorothea-
Erxleben-Stipendiums fiir euch bedeutet?

YEONGBIN LEE (YL): Das Stipendium war fiir mich eine gro3e
Herausforderung und gleichzeitig eine Moglichkeit, neue Tiiren
zu offnen. Besonders wertvoll war die finanzielle Sicherheit, die
mir ein sorgenfreies Arbeiten ermoglichte — jeder Kiinstler weil},
wie viel das bedeutet. Noch wichtiger war fiir mich jedoch die
Chance, wahrend der Stipendienzeit zu unterrichten. Zwei Jahre
lang Studierende zu begleiten war ein echtes Abenteuer. Ich
habe viel gelernt, eigene Strukturen hinterfragt und neue Wege
ausprobiert. Die Zeit mit den Studierenden war sehr wertvoll
und sie hat mir neue Motivation und Ideen fiir Lehrplane gege-
ben, die ich auch kiinftig weiterentwickeln mochte.

ANNA WITT (AW): Das Stipendium hat mir zwei Jahre lang eine
gewisse finanzielle Sicherheit gegeben. Gerade in Zeiten von
Kulturkiirzungen und stagnierenden Markten ist das von gro-
Rem Wert. Es bedeutete die Freiheit, mich auf die eigene Arbeit
zu konzentrieren und die Moglichkeit, in die Hochschule ein-
gebunden zu sein. Die Zusammenarbeit mit den Studierenden
innerhalb des Seminars hat mir viel bedeutet.

TInterview erstmals veroffentlicht in: Orizzonti culturali italo-romeni | Orizonturi culturale italo-roméne,
Nr.10, Oktober 2025, Jahr XV. http://www.orizonturiculturale.ro/ro_intalniri_octombrie-2025.html



MAIKA KNOBLICH (MK): Sehr viel. Ich konnte dank des Stipen-
diums meine kiinstlerische Praxis mit einer RegelmaRigkeit
und Intensitat pflegen, die fiir mich keine Selbstverstandlichkeit
ist — gerade wenn man auch Elternteil fiir zwei Kinder ist. Ich
kann sagen, dass ich mich und meine Arbeit besser kennenge-
lernt habe.

LT: Verstarkt die Verleihung eines renommierten Preises heut-
zutage die Karriere eines Kiinstlers oder einer Kiinstlerin?

MK: In einem Kampf um Sichtbarkeit auf allen moglichen Kana-
len ist es meiner Meinung nach sehr hilfreich, einen Preis oder
etwas ahnlich Messbares zu erhalten.

YL: Ich habe das Gefiihl, dass meine Arbeit durch das Stipen-
dium anerkannt wurde. Dadurch habe ich eine solide Grundlage
fir meine weitere Karriere erhalten. Zwar fehlen innerhalb des
Programms starkere Vernetzungsmoglichkeiten mit anderen
Stipendiat*innen, aber insgesamt eroffnet mir das Stipendium
neue Chancen fiir die Zukunft.

AW: Natiirlich ist die Vita inklusive der erhaltenen Preise ein
wichtiges Kriterium, wenn es um die Vergabe von weiteren
Moglichkeiten wie Stipendien, Ausstellungen und Forderungen
geht. Das Dorothea-Erxleben-Stipendium ist speziell auf die
Forderung von Chancengleichheit und die Qualifizierung von
Kiinstlerinnen auf eine Professur zugeschnitten. Als ich 2002
mit meinem Kunststudium in Miinchen begann, studierte ich bei
der einzigen weiblichen Professorin der gesamten Akademie.
Seither hat sich viel verandert, aber es gibt immer noch grolRen
Nachholbedarf. Besonders angesichts des globalen Rechts-
rucks und der damit einhergehenden Backlashes ist es wichtig,
dass solche spezifischen Forderprogramme erhalten bleiben.



LT: Was hat euch dieses Stipendium, neben der Finanzierung
fiir einen Zeitraum von 24 Monaten, zusatzlich gebracht?

MK: Fiir mich war der groRte zusatzliche Mehrwert ganz sicher
die Begegnung und der Austausch mit den Studierenden. Die
Diskussionen in den Seminaren und zu sehen, was die Studie-
renden antreibt und bewegt, haben mich sehr beeinflusst und
meine eigene Praxis ungemein bereichert.

YL: Die Arbeit mit Studierenden hat mich dazu gebracht, intensiv
uber meine Haltung und Philosophie als Kiinstlerin nachzuden-
ken. AuBBerdem habe ich erfahren, wie wertvoll der Austausch
zwischen Menschen ist — das gegenseitige Lernen und Lehren.
Diese Erfahrungen haben meine Entwicklung sowohl als Kiinst-
lerin als auch als Lehrende nachhaltig bereichert. AuBerdem
ermoglichte mir die Dozentur, leichter Kontakte zu kniipfen und
mehrere Gelegenheiten zu erhalten, Projekte zu realisieren. Das
war ein groler Vorteil.

AW: Fiir mich hat sich in dieser Zeit eine Tiir in Richtung Lehre
geoffnet — eine Perspektive, die ich sehr spannend finde und
die eng mit meiner kiinstlerischen Arbeit verbunden ist. Ich
freue mich, diesen Weg weiter einschlagen zu konnen und ab
Oktober fiir ein Jahr die Klasse von Asta Groting als Verwalterin
der Professur Bildhauerei iibernehmen zu kénnen.

LT: Stellt bitte die Projekte vor, die ihr in den letzten zwei
Jahren entwickelt habt, und auch die Projekte, die ihr im
Rahmen der Ausstellung zeigen mochtet.

MK: Ich bin mit den Studierenden in eine tiefe Recherche ein-
getaucht, die mich zu den Urspriingen meiner Faszination fiir
die Gattung der Performance zuriickgefiihrt hat. Das war meine
Zielsetzung — namlich herauszufinden, was mich nach wie vor
an Performance interessiert, wo der Grat des >Als-ob« verlauft



MAIKA KNOBLICH

und welche Arbeiten mich faszinieren. Fiir die Entwicklung
meines Projekts Das Traumhaus habe ich aus der Recherche fiir
meine Seminare — Parameter der Performancekunst, Feministi-
sche Performancekunst und Performance matter(s) — geschopft.
Das Traumhaus ist eine Performance-Installation, die ich nun in
der Ausstellung zeigen werde. Es ist eine Performance, die von
mir, einer Performerin, die halb Barbie, halb GDR-Native, aus-
gefiihrt wird. Der Ort ist ein typisches DDR-Tipi. Ich beschaftige
mich mit meiner DDR-Herkunft bzw. mit dem Widerspruch, in
der DDR geboren, aber in der BRD aufgewachsen zu sein. Dieses
Mischwesen hat vor allem ein Ziel: sich dem neuen Umfeld im
Westen anzupassen und nicht aufzufallen. Es lernt die Welt des
rosa Plastiks kennen und traumt davon, das DDR-Tipi gegen ein
Barbie-Traumhaus einzutauschen.

AW: In den letzten beiden Jahren habe ich im Rahmen von Salt
Clay Rock — einem Rechercheprojekt zum atomaren Erbe - die
Arbeit Tanz auf dem Vulkan entwickelt. Die Arbeit beschaftigt

sich mit der Anti-Atom-Bewegung in Gorleben und der korper-



lichen Erfahrung von Solidaritat im Widerstand und wie sich
diese Erfahrungen iiber die Generationen hinweg fortschreiben
konnen. Aktuell arbeite ich an einem Projekt, das sich mit der
Moglichkeit des kollektiven Traumens beschaftigt. Wir befin-
den uns in einer Zeit, die durch multiple Krisen gepragt ist und
in der sich Spekulationen iiber die Zukunft meist in negativen
Prognosen zeigen. Mich interessiert, ob das Traumen als Grund-
voraussetzung fiir gesellschaftlichen Veranderungswillen
gerade deswegen seine emanzipatorische Kraft entfalten kann.

YL: Ich konzentriere mich auf Alltagsgerausche und dokumen-
tiere, welche Klange einen Ort besonders machen. In Braun-
schweig wurde das Auto auf natiirliche Weise zum Thema.
Besonders faszinierend waren fiir mich fahrende Autos, ihr
Rollen und ihre Bewegungen, die ich nicht technisch, sondern
subjektiv und korperlich erfassen wollte. Aus diesem zweijah-
rigen Projekt entstand eine erste Arbeit, eine >Stadtkarte der
Autogerausche¢, die gemeinsam mit Studierenden in einer
Guerilla-Ausstellung prasentiert wurde. Wahrend meines zwei-
jahrigen Aufenthalts in Braunschweig habe ich auBerdem iber
drei Semester hinweg mit Studierenden am Projekt Auto ge-
arbeitet. Wir zerlegten einen Opel Corsa aus dem Jahr 1999 voll-
standig per Hand, betrachteten ihn aus unterschiedlichen Pers-
pektiven und entwickelten daraus neue kiinstlerische Formen.
Beim Zerlegen des Autos entstand der Wunsch, ein Requiem fiir
dieses Fahrzeug zu komponieren. Gerausche und Handbewe-
gungen des Autos wurden mit meinen Erinnerungen verbunden,
wodurch eine gestische Partitur entstand, die die Klange des
Autos sichtbar macht. Mit der klassischen Bleistiftzeichnung
im groRem Format wollte ich insbesondere die Bedeutung von
Handarbeit betonen. Dieses Projekt wird in der kommenden
Ausstellung gezeigt und verbindet Alltagsgerausche, Handarbeit
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und personliche Geschichten zu einem sinnlichen Erlebnis fiir
das Publikum.

LT: Kann man die Bildsprache als Instrument zur »kulturellen
Ubersetzung« betrachten?

MK: Ich denke ja. In dem Projekt arbeite ich sehr stark mit den
unterschiedlichen Zeichensprachen von Ost und West, DDR
und BRD. Ich spiele mit deren Unterschieden, komme aber auch
immer wieder darauf zuriick, was sich eigentlich ahnelt. Am
Ende ist es die Liebe zum Plastik, die sowohl die Asthetik von
Barbies Traumhaus als auch die der Quietschies aus dem Osten
zusammenhalt.

YL: Bildsprache entsteht aus Erfahrung und wird dabei immer
vom kulturellen Umfeld gepragt, in dem man lebt. Wichtig ist
dabei nicht das geografische Terrain, sondern der Raum, in dem
eine Person tatsachlich lebt und der ihre visuelle Sprache formt.
Meine eigene Bildsprache ist zum Beispiel eine Mischung aus



der Kultur Koreas, in der ich geboren wurde und die Halfte
meines Lebens verbracht habe, und der Kultur Deutschlands,
in der ich heute lebe. AuRerdem habe ich in Workshops ge-
lernt, dass etwa die visuelle Sprache gehorloser Menschen
anders entsteht — sie besitzt eigene Gedankensysteme und
Ausdrucksformen. Alles basiert auf personlichen Erfahrungen
und dem jeweiligen Umfeld, korperlich wie geistig. Durch meine
Arbeit, Gerausche zu visualisieren, habe ich gro3es Interesse
daran entwickelt, dass unterschiedliche visuelle Sprachsysteme
existieren, und ich mochte weiterhin erforschen, welche Ein-
fliisse sie pragen.

AW: Wenn man die Macht der Bildsprache betrachtet, mit all
ihren politischen, sozialen, sinnlichen und kulturellen Aspek-
ten, ist ein sensibler und reflektierter Umgang essentiell. Alizu
schnell konnen unbewusst stereotype Zuschreibungen und
dominante Wahrnehmungsmuster reproduziert oder stilisiert
werden. Meiner Meinung nach liegt die Kunst darin, die Seh-
gewohnheiten so zu durchbrechen, dass sich die Bilder vor dem
inneren Auge neu anordnen kdnnen.

LT: ... und die Musiksprache auch?

YL: Ob visuell oder auditiv — Sprache ist fiir mich ein Werkzeug
der Ubersetzung, ein Mittel, um Gedanken und Gefiihle aus-
zudriicken und zu kommunizieren. In diesem Sinne sind sowohl
visuelle als auch musikalische Sprachen Kommunikationsmittel,
die menschliche Erfahrungen transportieren. Ich glaube, dass
sich durch kulturelle Einfliisse zwar Denkstrukturen formen,
deren Inhalte aber individuell von den jeweiligen Erfahrungen
abhangen.

AW: In einigen meiner Arbeiten spielen weniger Musik, aber
Sound eine wichtige Rolle. Wie etwa in Beat House, einer Arbeit,



in der ich Uber die Herzschlage der Bewohner*innen eines
groBen Gemeindebaus in Wien die politisch angespannte De-
batte liber Gemeinschaft thematisieren wollte, als kollektiver
Dialog ohne Worte.

LT: Inwiefern hat die Zeit der Lockdowns eure kiinstlerische
und personliche Entwicklung oder euren Weg innerhalb der
Kunstszene beeinflusst?

MK: Zum einen wurde eine geplante Gastspieltour abgesagt,
was in jedem Fall ein Schock war, auch finanziell. Da meine
Tochter aber noch sehr klein war, fiihlte es sich zunachst auch
erleichternd an. Mit der Zeit habe ich aber festgestellt, dass
meine kiinstlerische Praxis fiir mich notwendig ist. Ich hatte
das Gefiihl, ohne Kinderbetreuung und mit Homeschooling
diesen Raum, der nur mir gehort, zu verlieren. AuRerdem sind
Theater natiirlich auch Versammlungsorte und es war schwierig
fir mich, so lange keine Kolleg*innen dort zufallig oder auch
geplant treffen zu konnen.

AW: Die Zeit des Lockdowns habe ich als ambivalent wahr-
genommen. Aus personlichen Griinden - ich hatte kurz zuvor
ein Kind bekommen - hat mir die Entschleunigung dieser Zeit
auch geholfen. Ich hatte Gliick und konnte trotz der Reiseein-
schrankungen eine Residency in New York antreten. Diese war
zwar reduziert und es boten sich weniger Kontaktmoglichkeiten,
aber es war eine spannende Zeit, Manhattan ohne Tourist*innen
und im radikalen Wandel zu erleben.

YL: Wahrend der Lockdowns war ich iiberwiegend allein zu
Hause. Anfangs habe ich diese Zeit sogar genossen, doch
gegen Ende spiirte ich eine gewisse Antriebslosigkeit — ver-
mutlich eine Art Burnout. Ich dachte sogar dariiber nach, die
Bildende Kunst aufzugeben und eine Ausbildung zu beginnen.



Dann erhielt ich das Stipendium, und plotzlich kehrten Motiva-
tion und Aktivitat zuriick. Ich erkannte, dass ich nicht nurim
Atelier arbeiten und isoliert leben kann, sondern dass ich die
Welt direkt erfahren und Menschen treffen muss, um gesund
zu bleiben und mich kiinstlerisch weiterzuentwickeln.

LT: Generative kiinstliche Intelligenz stellt die Kunstwelt vor
beispiellose Herausforderungen. Wie konnte eure Arbeit in
den nachsten zehn Jahren aussehen?

MK: Ich habe wirklich gar keine Idee. Vorerst mache ich einfach
genau das, was ich sonst auch versuche, meinen Studierenden
zu vermitteln: Versuche, das eigene Bauchgefiihl ernst zu neh-
men, um die eigene Sprache und Dringlichkeit zu finden. Alles
war schon einmal da, alles wurde schon einmal gemacht, aber
diesmal machst du es. Allein das macht es besonders.

YL: Wahrend der Coronazeit habe ich mich intensiv mit AR/VR,
Kl und Computerkunst beschaftigt. Am Ende wurde mir jedoch
klar: Meine Arbeit liegt in einer anderen Richtung. Ich mochte
direkt mit Menschen in Kontakt treten und sie durch meine
Kunst beriihren. Dafiir sind Empathie und genaue Beobachtung
notig — und das kann nur durch direkte Erfahrung entstehen.
Meine zukiinftige Arbeit wird daher bewusst im Gegensatz zur
KlI-Kunst stehen: unvollkommen, menschlich und einzigartig.
Die Freude und Verbundenheit, die ich in den letzten zwei Jah-
ren im Unterricht mit Studierenden sowie bei den gemeinniit-
zigen Kunstprojekten mit den Einwohner*innen hier erlebt habe,
zeigen mir, dass Kunst menschlich und bedeutungsvoll ist. KI
mag vieles erzeugen konnen, doch Empathie und emotionale
Beriihrung bleiben menschliche Domanen. Als Kiinstlerin sehe
ich es als meine Aufgabe, diese Fahigkeiten zu bewahren und
weiterzugeben.



ANNAWITT

AW: Ich gehe davon aus, dass meine Arbeit auch in zehn Jahren
weiterhin vom direkten korperlichen, sozialen und politischen
Erleben ausgeht. Generative Kl verandert zwar die asthetischen
Werkzeuge und unsere Vorstellungen von Kreativitat, doch fiir
mich bleibt entscheidend, wie Menschen gemeinsam handeln,
bzw. gesellschaftliche Fragen subjektiv verhandeln. (Generative
kiinstliche Intelligenz hat diese Antwort fiir mich verfasst, auf
Basis der personalisiert gespeicherten Daten.)

LT: Kann Kunst in diesem Zusammenhang als Waffe angese-
hen werden?

MK: In jedem Fall und unbedingt. Ich denke, dass gerade Perfor-
mance als Medium an sich widerstandig ist. Es konfrontiert
uns damit, was wir als sinnvoll und sinnlos bewerten, und stellt
dieses Bewertungssystem damit radikal in Frage.

AW: >Waffe« finde ich den falschen Begriff. Ich sehe Kunst als



kritisches Instrument, um sich mit seiner Zeit auseinander-
zusetzen.

LT: Wenn ja, wie sollte sie eurer Meinung nach eingesetzt
werden?

MK: Mich personlich treibt Kunst an, die irritiert und widerstan-
dig ist. Ich suche nicht nach Statements. Ich denke, Kunst kann
dann eine Waffe sein, wenn sie uns zum kritischen Denken
anregt.

AW: Emanzipatorisch.
LT: Was sind eure Zukunftsplane?

YL: Fiir das nachste Jahr plane ich zunachst, liegengebliebene
Arbeiten fertigzustellen. In Korea werde ich eine Einzelausstel-
lung haben, in der ich seit 2013 gesammelte Gerausche visuali-
siere und als Rauminstallation prasentiere. AuRerdem hoffe ich,
diese Arbeiten auch in Deutschland zeigen zu kénnen.

MK: Ich mochte gern weiter mit dem Performance-Charakter
arbeiten, den ich fiir die Ausstellung entwickelt habe. AuRerdem
bin ich mir sicher, dass es meine kiinstlerische Praxis enorm
erweitert hat, mit Studierenden zu arbeiten — also mochte ich
auch zukiinftig weiter unterrichten.

AW: In der naheren Zukunft mochte ich mich mit meiner Fami-
liengeschichte beschaftigen. Ich plane fiir nachstes Jahr ein
Projekt, das sich auf die Suche nach Ankniipfungspunkten zur
Geschichte meines Onkels macht, der im 2. Weltkrieg von der
Wehrmacht desertierte und sich der franzosischen Résistance
angeschlossen hat. Da sein autobiografischer Roman von
sexistischen Schilderungen seines Liebeslebens durchzogen ist,
wollte ich das Projekt auch als Anlass nehmen, mich dem weib-
lichen Blick zu widmen.



MAIKA KNOBLICH ist Performancekiinstlerin und Lichtde-
signerin. Sie studierte am Institut fir Angewandte Theater-
wissenschaft in GieBen (B.A.) und bei DasArts (jetzt DAS) in
Amsterdam (M.A. 2013). Dort war Knoblich Stipendiatin fiir
Darstellende Kunst des DAAD. Seit 2009 bildet sie mit Hendrik
Quast das Performance-Duo Quast & Knoblich. Ihre Arbeiten
folgen dem gemeinsamen Interesse der Theatralisierung des
Alltaglichen, Grotesken und Nebensachlichen. lhre Performan-
ces und eigenwilligen Formate bilden einen Briickenschlag
zwischen Orten der darstellenden und bildenden Kunst und sind
national und international getourt, u. a. beim steirischen Herbst,
Graz (2020); Impulse Theater Festival (2015, 2018) und Goethe-
Institut, London (2020). Dariiber hinaus ist Maika Knoblich Feed-
backcoachin fiir kiinstlerische Prozesse und folgt in ihrer Lehr-
praxis einem Ansatz der radikalen Ermutigung zum Ausprobieren.

ANNA WITT arbeitet mit Performance, Video und raumgreifen-
den Installationen. Sie studierte an der Akademie der bildenden
Kiinste Wien (Master of Fine Arts, 2008) in Performativer Bild-
hauerei. Witt schafft Situationen, die soziale Strukturen und das
Politische unseres Alltags im Kontext von Fiirsorge, Arbeit, Klas-
se, Migration und Geschlecht reflektieren. Der Korper in Bezug
auf individuelle und kollektive Erfahrungen spielt in ihren Arbeiten
eine zentrale Rolle. Passant*innen im 6ffentlichen Raum oder
bestimmte Gruppen - darunter Pflegekrafte, Fabrikarbeiter*innen
oder ein Jugendforum — werden in ihre experimentellen Arbeiten,
meist auf direkt korperliche Weise einbezogen. Die performativen
Strategien reichen von der wiederholten Nachahmung codierter
Gesten bis hin zur Entwicklung komplexer Choreographien, wobei
Momente emanzipatorischen Denkens und Solidaritat im Vorder-
grund stehen. In den letzten Jahren wurden Anna Witts Arbeiten
u. a. in der Schirn Kunsthalle Frankfurt (2025); im Kunstinstituut



Melly, Rotterdam (2023); im Kunstmuseum Wolfsburg (2022); in
der Kunsthalle Wien (2021) und dem SeMA Seoul Museum of
Art (2019) gezeigt. Sie hatte Einzelausstellungen im Kunstverein
Wolfsburg (2024); im Museum Belvedere 21 Contemporary, Wien
(2018); der Kunst Halle Sankt Gallen (2016) und nahm an Bienna-
len teil, wie etwa der Aichi Triennale 19, Nagoya; 1. Wien Biennale;
Ljubljana Biennale of Graphic Arts; Lux/ICA Biennial of Moving
Images, London; 6. Berlin Biennale und Manifesta 7.

YEONGBIN LEE ist bildende Kiinstlerin und Gerauschesammle-
rin. Sie erforscht horbare Bewegungen und arbeitet an der Visu-
alisierung von Klangen. Lees kiinstlerische Praxis kennt keine
medialen Grenzen und bewegt sich zwischen Kunst, Musik und
Theater. Haufig entstehen ihre Werke in kollektiven Prozessen
und im offentlichen Raum. Yeongbin Lee studierte Bildhauerei an
der Seoul National University in Seoul und Freie Kunst (Abschluss
bei Prof. Arnold Dreyblatt) an der Muthesius Kunsthochschule
in Kiel. Sie erhielt mehrere Preise und Stipendien, darunter das
Recherchestipendium fiir Neue Musik und Klangkunst der Kultur-
verwaltung des Berliner Senats; das Stipendium fiir internatio-
nalen Literaturdialog (mit Franziska Fiichsl) der Osterreichischen
Gesellschaft fiir Literatur, Wien; das NEUSTARTplus-Stipendium,
NEUSTART Kultur der Stiftung Kunstfonds, Bonn; die Muthesius
Projektforderung, den Muthesius-Preis 2016, sowie das Arbeits-
stipendium (Theater) und eine Projektforderung der Kultur-
stiftung Schleswig-Holstein. Yeongbin Lee war auRerdem 2018
Teilnehmerin des Goldrausch Kiinstlerinnenprojekts und hatte
mehrere Aufenthaltsstipendien: als Stipendiatin des GEDOK-Gast-
ateliers in Liibeck; im Kiinstlerhaus OTTE 1 in Eckernforde; im
Kiinstlerhaus Lukas in Ahrenshoop; im Kiinstlerhaus Lauenburg
und als Styria-Artist-in-Residence. Sie lebt und arbeitet in Offen-
bach und Frankfurt.
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