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Die auf Englisch geleitete Sitzung betritt einen Raum des Deep Listening und der 
Achtsamkeit, in dem Klang ein taktiles, physisches Feld ist: eine Quelle des 
Wissens und des Verständnisses. Sofern das Wetter es zulässt, wird im 
Zusammenspiel mit Field Recording-Technik ein Klangspaziergang im Freien 
durchgeführt. Wir folgen der Verbindung von Hören und Meditation: „Beim Hören 
eines Klangs erwacht man zum Weg“, heißt es in einem zen-buddhistischen Vers. 
Mit praktischen Übungen und vertiefenden Diskussionen erkunden wir 
Verwebungen beider Wege entlang der Praxis des Field Recording.

In der Verbindung zwischen experimenteller Musik, biophonischer Forschung und 
Aktivismus sucht Diane Barbé nach Formen der Resonanz zwischen den Spezies. 
Ihre elektronischen Werke arbeiten mit Drone und Mikrotonalität und oszillieren 
dabei zwischen traumartiger Leichtigkeit und Dystopie, oft gepaart mit Flöten 
und Feldaufnahmen, manchmal auch mit Dub-Pulsationen.

Diane Barbé

Field Recording und Hören als meditative Praxis 
(Workshop)
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Alisa Kronberger

‚Stay, Where the Trouble Is.‘  
Wie zeitgenössische Kunst eine Öko-, Kolonialismus- und feministische  

Kritik zu einem gemeinschaftlichen Unternehmen verbindet

„Wir müssen unruhig bleiben“, ermahnt die feministische Wissenschafts
theoretikerin Donna Haraway in ihrem letzten Buch Staying with the Trouble 
(2016) ihre Leser*innen. Sie erinnert angesichts gegenwärtiger Krisenzustände 
an die Notwendigkeit einer Kursänderung in der Art und Weise, wie wir uns in der 
Welt sehen und denken. Ein neuer Kurs ist vonnöten, der uns zu den komplexen 
Zusammenhängen zwischen den akuten Problemen globaler Größenordnung und 
unserer Positionierung in der Welt führt. In der Suche nach einem anderen 
Wissen spielt die Kunst eine entscheidende Rolle, weil sie die Fragen der Wahr
nehmungen und Sensibilitäten als auch die nach den Formen des Darstellens 
und Erzählens als ihr Kerngeschäft kennt. Mein Vortrag befasst sich aus einer 
kunst- und medienwissenschaftlichen Perspektive mit dem aktuellen Diskursfeld 
des anderen Wissens in der Gegenwartskunst und fragt angesichts der 
Denkströmung des sogenannten Neuen Materialismus nach der potentiell 
politisch wirkenden Kraft dieser Kunst.

Alisa Kronberger ist wissenschaftliche Mitarbeiterin am Institut für Medien
wissenschaft der Ruhr-Universität Bochum. Sie promovierte an der Philipps-
Universität Marburg und der Zürcher Hochschule der Künste mit einer Arbeit zu 
neuen Materialitätsdiskursen in der feministischen Medienkunst, wofür sie den 
Promotionspreis der Philipps-Universität Marburg erhielt. Sie war Lehrbeauftragte 
an den Universitäten in Freiburg, Marburg und Köln und Gastwissenschaftlerin 
am Institute for Cultural Inquiry an der Utrecht University. Ihre medien-, kunst- 
und kulturwissenschaftlichen Forschungsinteressen lassen sich vor allem im 
Bereich (öko)feministischer (Medien-)Theorien, Medienökologie und -philosophie, 
posthumanistischer Ethik sowie im Diskursfeld des Neuen Materialismus 
verorten. Zuletzt gab sie gemeinsam mit Katrin Köppert und Friederike Nastold 
die 4. Ausgabe von INSERT. Artistic Practices as Cultural Inquiries mit dem Titel 
„dis/sense in der Anthropozänkritik“ (2023) heraus und unter dem Titel 
„Reclaiming difference-within“ erschien ein Aufsatz von ihr in der Publikation 
Witnesses. Zum Werk Ulrike Rosenbachs (2023), herausgegeben von Peter 
Weibel und Hendrik Folkerts. Ihre Dissertation erschien 2022 unter dem Titel 
Diffraktionsereignisse der Gegenwart. Feministische Medienkunst trifft Neuen 
Materialismus im Transcript Verlag.
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Pepetual Mforbe Chiangong

Entwürfe und Strategien der Transformation:  
Positionierung einer Auswahl postkolonialer afrikanischer und  

afrikanischer Diaspora-Stücke in einer dekolonialen Matrix

Postkoloniale afrikanische Theaterschaffende haben in den meisten Fällen 
ästhetische Strategien in ihre Arbeit integriert, die antikoloniale und dekoloniale 
Stimmungen durch thematische Konzepte und Theatertechniken vermitteln. Oft 
inspiriert von indigenen Performance-Genres, haben diese Stimmungen meiner 
Ansicht nach Bewegungen zur „Befreiung“ von inzwischen ehemals kolonialisierten 
afrikanischen Nationen und Gruppen in Gefangenschaft befördert. In diesem 
Vortrag möchte ich die Dekolonisierung aus verschiedenen Blickwinkeln be
trachten, um hiervon ausgehend die Transformation in spezifischen afrikanischen 
Stücken und Stücken der afrikanischen Diaspora zu diskutieren. Es ist mein 
Anliegen hervorzuheben, wie bestehende und in der Tat vielfältige Formen von 
Machtstrukturen angefochten werden. Ngugi wa Thiongos (2014) Konzept der 
„globalectics“ und Walter Mignolos (2011) Erforschung von „les anciens et les 
modernes“ werden für die Diskussion der ausgewählten Stücke nützlich sein. Ich 
beziehe mich auf beide Autoren, um die Dichotomie Zentrum/Rand in Frage zu 
stellen und zu argumentieren, dass Macht nicht notwendigerweise im Zentrum 
angesiedelt ist, sondern dass ihre Hauptbasis in der Peripherie liegt, was in 
dieser Diskussion als ein Weg verfolgt wird, Dekolonialität durch das zu ver
stehen, was Stuart Hall als die eigene Position der enunciation beschrieben hat.

Pepetual Mforbe Chiangong war von 2012 bis 2023 wissenschaftliche 
Mitarbeiterin an der Professur für afrikanische Literaturen und Kulturen der 
Humboldt-Universität Berlin. An der Universität Bayreuth wurde sie im Fach 
Theaterwissenschaft promoviert. Derzeit arbeitet sie an der Fertigstellung ihrer 
Habilitationsschrift zum Alter in afrikanischem Drama und Theater im Rahmen 
eines Stipendiums des Familienbüros an der Humboldt-Universität.
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Raquel Rosildete

COLORS IN BETWEEN:  
Über die Interaktion zwischen Licht und BIPOC auf der Bühne

In ihrem Vortrag wird Raquel Rosildete ihre laufende praxisbasierte Forschung 
COLORS IN BETWEEN vorstellen, die sich damit befasst, wie rassistische 
Vorurteile künstlerische und technische Entscheidungen auf der Bühne 
beeinflussen. Mit einem innovativen Ansatz für BIPOC-Beleuchtung auf der 
Bühne schlägt sie etwas vor, das sie „eine neue Poetik der schwarzen Haut“ 
nennt. Ihre Methode der Lichtgestaltung stellt das Konzept des „universellen 
Körpers“ in Frage. Wie kann die Verwendung von Filtern und Farben bei der 
Beleuchtung dunkler Hauttöne nach präzisen und angepassten Tonalitäten zu 
einem Instrument der Dekolonisierung in der darstellenden Kunst werden? 
Welche Elemente müssen berücksichtigt werden, um das richtige Lichtdesign zu 
schaffen, das die Einzigartigkeit jeder Darstellerin und jedes Darstellers 
respektiert und die Pluralität der Hautfarben und ihr Recht auf eine angemessene 
Darstellung auf der Bühne offenbart? 
	 COLORS IN BETWEEN will über die Suche nach technischen Lösungen für die 
„diasporischen Sichtbarkeiten“ hinausgehen. Sie schlägt einen anderen Weg vor, 
die Interaktion zwischen Licht und Haut zu erforschen.

Raquel Rosildete arbeitet an der Schnittstelle zwischen Theater und Architektur, 
Kunst und Technik, Natur und Kultur sowie greifbarem und nicht-greifbarem 
Wissen. Sie studierte Architektur und Stadtplanung an der UnB (Universidade de 
Brasília, Brasilien) und begann ein Studium des Lichtdesigns am IED (Instituto 
Europeo di Diseño) in Barcelona, Spanien. Während ihres Bachelorstudiums war 
sie fünf Jahre lang Teil eines szenografischen Forschungskollektivs (Laboratório 
Transdisciplinar de Cenografia) und stellte transdisziplinäre Prozesse stets in den 
Mittelpunkt des künstlerischen Prozesses. Das Kollektiv wurde eingeladen, die 
brasilianischen Hochschulen für Szenografie bei der Prager Quadriennale 2015 
zu vertreten. 2017 schloss sie ihren Master in Lichtdesign an der Aalborg University 
in Kopenhagen, Dänemark, ab. Sie verteidigte ihre Masterarbeit zum Thema 
„Culture, Light and Latitudes: Eine vergleichende Studie der Lichtverhältnisse 
und -gewohnheiten in Berlin, Brasilien und Kopenhagen“. 
	 Seit 2017 arbeitet Raquel Rosildete als Lichtdesignerin sowie konzeptuelle und 
visuelle Geschichtenerzählerin in Berlin. Sie hat an mehreren Tanz- und Theater
projekten in Zusammenarbeit mit Regisseur*innen und Choreograph*innen wie 
Ricardo de Paula, Magda Korsinsky, Nasheeka Nedsreal, Mele Yamomo und 
vielen anderen am HAU, den Uferstudios, dem Ballhaus, der Naunynstraße, dem 
Ballhaus Ost, den Sophiensaelen, etc. mitgewirkt. Sie ging zudem auf Tour und 
nahm an mehreren internationalen Festivals in der Schweiz, in Italien, Polen, in der 
Tschechischen Republik, der Slowakei, in Ungarn und vielen anderen Ländern teil. 

Weitere Informationen unter www.raquelrosildete.com
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Anke Haarmann und Torben Körschkes

Specology

Der Begriff der Spekulation ist erst vor kurzem im Feld ästhetischer Praxis 
aufgetaucht. Er entfaltet aber eine bemerkenswerte Wirkung und löst eine neue 
Form der gestalterischen, künstlerischen, provokativen, experimentellen 
Produktion und ästhetischen Forschung aus. Es entwickelt sich ein neues 
Verständnis von kollektiver, risikobereiter, hybrider Praxis. Anke Haarmann und 
Torben Körschkes stellen das Forschungsprojekt „Speculative Space“ und die 
daraus hervorgegangene Publikation Specology – Zu einer ästhetischen 
Forschung in einer semi-performativen Lecture vor. Besondere Aufmerksamkeit 
schenken sie dabei ausgewählten methodischen Ansätzen: Hüpfen, Anordnen, 
Symposion als Methode, Schreiben im Forschungsblog und Speisen.

Anke Haarmann gärtnert als künstlerische Intervention und epistemische 
Meditation, ist Philosophin, Künstlerin, Designtheoretikerin und forscht zu 
epistemischen Praktiken.

Torben Körschkes ist Künstler und experimenteller Raumgestalter. In Essays, 
Montagen, Anordnungen und Fiktionen forscht er zu dem Verhältnis von 
Komplexität und Gemeinschaft.
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Yvonne Hardt

Körperlich reflexive Wissensgemeinschaften im Tanz produzieren:  
Zur Verschränkung von sozialen und ästhetischen Normen  

in tänzerischen Vermittlungskonstellationen

Tanz gilt oftmals als eine besonders sinnlich ästhetische Praxis, die ein 
spezifisches Körperkönnen oder gar „Körperwissen“ aufweist. Doch wie werden 
tänzerisch sinnliche Kompetenzen in der Praxis vermittelt und angeeignet? Welche 
Modi, Verfahren, Setzungen, Beglaubigungs- und Ausschlussmechanismen 
werden dabei auffällig? Wie werden also zugleich sinnlich-reflexive Praktiken 
und soziale Normen in der Herausbildung „ästhetischer Subjekte“ wirkmächtig? 
Ausgehend davon, dass solch „tänzerische“ Kompetenzen in Gemeinschafts
gefügen vermittelt, angeeignet und umgearbeitet werden, möchte dieser Beitrag 
exemplarisch tänzerische Vermittlungs- und Aneignungskonstellationen in ihrer 
Verschränkung aufschlüsseln, und zugleich verdeutlichen, dass es jene 
Vermittlungsszenarien sind, die es im besonderen Maße erlauben, Formen eines 
körperlich-sinnlichen Wissens zu entmystifizieren, welche deren soziale und 
ökonomische Dimensionen unbeachtet lassen. Insbesondere der Einfluss 
somatischer Praktiken lässt sich hier kritisch in Bezug auf seine globalen und 
diskriminierenden Ausschlussmechanismen diskutieren. Der Vortrag thematisiert 
dabei zugleich Fragen und Herausforderungen einer qualitativ empirischen 
Forschung im tänzerischen Feld.

Yvonne Hardt ist seit 2009 Professorin für Tanzwissenschaft und Choreographie 
an der Hochschule für Musik und Tanz Köln. Ihr Forschungsinteresse gilt der 
methodischen Weiterentwicklung der Tanzwissenschaft als interdisziplinäre 
Wissenschaft. Zur Zeit leitet sie das DFG-Forschungsprojekt „Modi und Episteme 
tänzerischer Wissensgemeinschaften: empirisch-qualitativ und wissens
theoretische Untersuchungen zu analogen und digitalen Vermittlungspraktiken 
im zeitgenössischen Tanz“. Zuletzt hat sie mit Sevi Bayraktar, Mariama Diagne  
et al. den Band Tanzen/Teilen. Sharing/Dancing (transcript 2022) herausgebracht. 
Ihr Buch Tanz und kulturelle Bildung erforschen. Eine Einführung (transcript 2023) 
ist gerade erschienen.
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Claudia Höhl, Eva Malz, Felix Prinz und Pavla Ralcheva

Objekte transkultureller Verflechtungen  
im Dommuseum (Führung)

Der im Dommuseum Hildesheim präsentierte mittelalterliche Domschatz ist 
einzigartig in Umfang und Qualität erhalten und daher als UNESCO-Welterbe 
ausgezeichnet. In ihm haben sich zahlreiche Objekte erhalten, die Kunstwerke, 
Materialien oder Techniken aus entfernteren Regionen enthalten. Insbesondere 
auf die vom Islam geprägten Regionen des südlichen und östlichen Mittelmeer
raums wurde von Europa mit einem bewundernden Blick geschaut. An vier 
Stationen werden die Mitarbeiter*innen des Dommuseums solche Objekte 
vorstellen und die transkulturellen Verflechtungen erörtern.

Claudia Höhl schloss das Studium der Kunstgeschichte, Klassischen und 
Christlichen Archäologie sowie Mittelalterlichen Geschichte in Bonn und Berlin 
mit einer Promotion zur Buchmalerei in Prüm ab. Seit 2003 als Wissenschaftliche 
Mitarbeiterin und seit 2015 als Direktorin des Dommuseums verantwortet sie 
dessen Programm und konzipierte zahlreiche Ausstellungen.

Eva Malz studierte Kulturanthropologie/Volkskunde, Kunstgeschichte und 
Soziologie in Mainz. Nach Stationen in verschiedenen Museen und kultur
touristischen Einrichtungen ist sie seit 2013 als Referentin für Kirchen- und 
Museumsführungen im Dom und Dommuseum Hildesheim für die Bereiche 
Vermittlung und Besucherservice verantwortlich.

Felix Prinz arbeitet nach dem mit Promotion abgeschlossenen Studium der 
Kunstgeschichte, Philosophie und Soziologie in München, Amsterdam und Berlin 
sowie Stationen am Lenbachhaus in München und an der Humboldt-Universität 
zu Berlin seit 2015 am Dommuseum Hildesheim, wo er zuletzt die Ausstellung 
‚Islam in Europa. 1000–1250‘ kuratierte.

Pavla Ralcheva arbeitete nach dem Studium der Kunstgeschichte, Film-, Theater- 
und Fernsehwissenschaft und Romanistik (Spanisch) in Köln, das sie mit einer 
Promotion zu Wandelbaren Bildträgern im Spätmittelalter abschloss, zunächst im 
Museum Schnütgen. Seit 2021 ist sie am Dommuseum Hildesheim und erforscht 
derzeit das analoge Fotoarchiv.
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Felix Prinz

Thinking and Doing  
‚Islam in Europa. 1000–1250‘

Ausgehend von Objekten im Hildesheimer Domschatz zeigte das Dommuseum 
2022/23 die Sonderausstellung ‚Islam in Europa. 1000–1250‘. Mit zahlreichen 
hochkarätigen Leihgaben wurden die transkulturellen Verflechtungen im 11. bis 
13. Jahrhundert aufgezeigt. Konzeption und Organisation dieses Projekts 
umfassten zahlreiche Aspekte wie Forschung, Restaurierung, Vermittlung sowie 
Gestaltung mit Workshops, Beratungen und Diskussionen, aber auch Management 
und Organisation – diese Aspekte sollen zur Diskussion vorgestellt werden.

Felix Prinz arbeitet nach dem mit Promotion abgeschlossenen Studium der 
Kunstgeschichte, Philosophie und Soziologie in München, Amsterdam und Berlin 
sowie Stationen am Lenbachhaus in München und an der Humboldt-Universität 
zu Berlin seit 2015 am Dommuseum Hildesheim, wo er zuletzt die Ausstellung 
‚Islam in Europa. 1000–1250‘ kuratierte.
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Monica Juneja

Kann Kunstgeschichte global gemacht werden?  
Transkulturalität als Paradigma

In dem Vortrag wird mein kürzlich erschienenes Buch vorgestellt, in dem die 
Kunstgeschichte auf die Herausforderung des global turn antwortet. Vor den 
konzeptionellen Fallen eines oberflächlichen Globalismus warnend, baut es auf 
einer Theorie der Transkulturalität auf, um den Grundstein für eine kritische 
Globalität zu legen, die es Kunsthistoriker*innen ermöglichen würde, verschiedene 
Spielarten von Parochialismus zu überwinden – wie etwa den Eurozentrismus, 
den methodologischen Nationalismus oder die isolierten Area Studies. Eine 
solche Perspektive beinhaltet eine radikale Kritik an Erklärungsparadigmen und 
disziplinären Rahmen, die auf einem begrenzten Verständnis von Kultur beruhen. 
Sie bietet sowohl eine Episteme als auch einen Werkzeugkasten, um die Kunst
geschichte von einer Position aus neu zu schreiben, die nicht entlang einer euro-
amerikanischen Achse ausgerichtet, aber doch durch Interaktion mit global 
reisenden Konzepten geprägt ist.

Monica Juneja ist Professorin für Globale Kunstgeschichte am Heidelberg  
Centre for Transcultural Studies der Universität Heidelberg. Sie hat umfassend 
geschrieben und publiziert zu Transkulturalität und visueller Repräsentation, den 
disziplinären Praktiken der Kunstgeschichte in Südasien, der Geschichte der 
Visualität im frühneuzeitlichen Südasien sowie zu Kulturererbe und Architektur
geschichte in transkultureller Perspektive. Vor kurzem veröffentlichte sie Can Art 
History be Made Global? Meditations from the Periphery (De Gruyter, 2023), für 
das sie die Opus Magnum-Förderung der Volkswagenstiftung erhielt.  
	 Monica Juneja ist Herausgeberin der Reihe Visual and Media Histories 
(Routledge) und Mitglied des Editorial Board von Ding, Materialität, Geschichte 
(Brill), Ästhetische Praxis. Transdisziplinäre Perspektiven (Brill), History of 
Humanities (University of Chicago Press) und Mitherausgeberin des Journal of 
Transcultural Studies. Sie ist Mitglied des Beirats des Exzellenzclusters „EurAsian 
Transformations“ der Universität Wien, des Walter-Benjamin-Kollegs an der 
Universität Bern, des Tate-Hyundai Research Centre, London, und des Deutschen 
Zentrums für Kulturgutverluste, das die Provenienzforschung zu in kolonialen 
Kontexten erlangten Objekten unterstützt. Sie ist Preisträgerin des diesjährigen 
renommierten Meyer-Struckmann-Preises für herausragende Leistungen in den 
Geistes- und Sozialwissenschaften.
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PARA

Berge Versetzen

Berge Versetzen will die Spitze des Kilimandscharo zurückgeben, die der 
Kolonialgeograph Hans Meyer 1889 vom höchsten Bergmassiv des afrikanischen 
Kontinents nach Deutschland verschleppt hat. Dafür lädt die Künstler*innen
gruppe PARA die Öffentlichkeit ein, Replikate der Bergspitze zu erwerben, die im 
GRASSI Museum für Völkerkunde in Leipzig hergestellt und im Rahmen dieser 
Crowdfunding Kampagne verkauft werden. Mit dem Erlös der verkauften 
Replikate soll die Rückgabe des Gipfelsteins ermöglicht werden. Um den Einsatz 
noch zu erhöhen, hat PARA die obersten sechs Zentimeter der Zugspitze entfernt. 
Die Zugspitze ist die Geisel im Prozess der Rückführung. Erst wenn der Gipfel
stein des Kilimandscharo nach Tansania zurückkehrt, wird auch der Gipfel der 
Zugspitze wieder an seinen Platz gebracht.

PARA ist eine Künstler*innengruppe aus Berlin, Hamburg, Leipzig und Frankfurt 
am Main, die verschiedene Phänomene der Globalisierung und Politiken der 
Erinnerung interdisziplinär, recherchebasiert und mit performativen Mitteln 
befragt. PARA bedeutet „daneben“, „zur Seite“, „während“, „im Unterschied“, 
„wider“ und „entgegen.“ 
	 Seit 2015 arbeitet PARA an der Überwindung derzeitiger Modi des 
Zusammenlebens, zumeist ortsspezifisch und häufig in öffentlichen Räumen, mit 
Techniken der Re-Konstruktion und Spekulation, zwischen Forschung und Fiktion. 
PARA ist auch ein Label und eine Vorgehensweise, und versteht sich als ein 
Netzwerk aus Künstler*innen und Expert*innen verschiedener Disziplinen: Die 
Gruppe (aktuell 10 feste Mitglieder mit Expertisen aus Theater, Architektur, 
Bildender Kunst, Design, Literatur und Geisteswissenschaften) wächst und 
schrumpft je nach Vorhaben; sie kollaboriert mit anderen Künstler*innen, 
Wissenschaftler*innen, Aktivist*innen und zivilgesellschaftlichen Akteur*innen. 
	 Aktuell ist die Kampagne/Ausstellung „Berge Versetzen“ zur Restitution der 
Gipfelspitze des Kilimandscharo im Leipziger GRASSI Museum für Völkerkunde 
zu sehen. Außerdem realisiert PARA partizipative Skulpturen für rückzubauende 
Kohlekraftwerke, sichert Spuren des Verbrennungszeitalters für zukünftige 
Gerichtsprozesse, führt mit Robotern durch das Bankenviertel Frankfurts als 
Ruinenpark von übermorgen oder plant Orangerien der Fürsorge.
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Matthias Warstat

Politische Performance zwischen Theatralität  
und digitaler Bildkultur

Dass politische Performances eine theatrale Dimension haben, ist im Prinzip 
nichts Neues und den Aktivist*innen und Demonstrierenden globaler 
Protestbewegungen seit Langem bewusst. Gerade dort, wo eine Protestaktion 
auch als ‚Bild‘ funktionieren und in digitale Kommunikation eingebracht werden 
soll, sind inszenatorische Praktiken von verschiedenen beteiligten Akteur*innen 
erforderlich. Nicht immer gehen diese Praktiken allerdings ohne Konflikte, 
Vorbehalte und divergierende Einschätzungen vonstatten: So findet sich im 
Kontext von Performances, die in der langen Tradition der ‚Direkten Aktion‘ stehen, 
manchmal die Befürchtung, eine Theatralisierung im Sinne des inszenatorischen 
Hervorbringens fiktionaler Welten oder vielschichtig konstruierter Figurationen 
könnte der beanspruchten Direktheit des Agierens abträglich sein. Eine Aktion, 
die auf der Straße gut funktioniert und für die Beteiligten Erfahrungen von 
empowerment bereithält, muss nicht unbedingt auch eindrucksvolle Bilder 
hervorbringen. Das Verhältnis zwischen performativen Protestaktionen und 
medial verbreiteten Protestbildern ist also komplex. Mein Vortrag soll in diesem 
Sinne Spannungsverhältnissen zwischen politischen Protesten, Theatralität und 
Bildkulturen nachgehen. Im ersten Teil möchte ich die theatrale Dimension von 
gegenwärtigen politischen Performances an Beispielen beleuchten. Dabei sind 
unterschiedliche, teils gegensätzliche Formen des Theatralen anzudeuten: 
Strategien der Authentifizierung, etwa im Bereich autofiktionaler Performances, 
finden sich neben offensiver Fiktionalisierung und Ästhetisierung. Auch 
theatralitätsskeptische Argumentationsfiguren aus dem Umfeld von Protest
bewegungen sollen berücksichtigt werden. Im zweiten Teil soll es um das 
Verhältnis von Straßenprotesten im Modus zeiträumlicher Kopräsenz zu der 
begleitenden Bildproduktion gehen. Aus theaterwissenschaftlicher Perspektive 
stellt sich die Frage, welche Auswirkungen die fortschreitende Digitalisierung 
des Protestes und die damit verbundene Bildzirkulation auf aufführungshafte 
Protestpraktiken im Modus zeiträumlicher Kopräsenz haben.

Matthias Warstat ist seit 2012 Professor für Theaterwissenschaft an der Freien 
Universität Berlin. Zuvor hatte er von 2008 bis 2012 den Lehrstuhl für Theater- 
und Medienwissenschaft an der Universität Erlangen-Nürnberg inne. Er ist 
Mitglied des Dahlem Humanities Centers und der Berlin-Brandenburgischen 
Akademie der Wissenschaften. Seine Forschungsschwerpunkte liegen in den 
Bereichen Geschichte und Theorie des politischen Theaters, Theatralität der 
Gesellschaft sowie ästhetische Entwicklungen des Gegenwartstheaters. Laufende 
Projekte in den Berliner SFBs „Affective Societies“ und „Intervenierende Künste“ 
betreffen Formen der affektiven Zeitgenossenschaft sowie dissoziative politische 
Proteste in der Tradition des Agitproptheaters.
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Elad Lapidot

Epistemische Ungerechtigkeit dekolonisieren:  
Zur Inter-Epistemologie

Mein Vortrag antwortet auf die aktuelle Herausforderung der Dekolonisierung 
und der epistemischen Ungerechtigkeit. Ich tue dies, indem ich den Begriff des 
inter-epistemischen Denkens bzw. der „Inter-Epistemologie“ vorschlage. 
Ausgangspunkt ist die kritische Epistemologie der westlichen Wissenschaft, die 
versucht, über das negative Moment der Selbstkritik hinauszugehen. Sie strebt 
stattdessen danach, die westliche Wissenschaft mit tatsächlich existierenden 
divergierenden Wissenssystemen zu konfrontieren. Ich denke hier zum einen mit 
Martin Heidegger und Michel Foucault, zum anderen mit den Ansätzen der 
diversen neuen disziplinären Bereiche („Studies“) wie den Gender, Women’s, 
Queer, Black Studies und den kreolischen, afrikanischen, islamischen, jüdischen 
Studien. 
	 Diese Art der epistemischen Konfrontation impliziert epistemische Pluralität 
und erfordert eine Theorie und Methodologie des inter-epistemischen Wissens. 
Im Vortrag wird das Argument vertreten, dass eine der größten Herausforderungen 
für die inter-epistemische Theorie das Paradoxon ist, den epistemischen Anderen 
zu kennen. Um dieser Herausforderung zu begegnen, werde ich zur Diskussion 
stellen, dass die erste Aufgabe der Inter-Epistemologie nicht darin besteht, die 
Abwesenheit des epistemischen Anderen zu überwinden, sondern darin, das 
simulierte Andere durch Operationen des Nichtwissens zu überwinden. Das 
Kennenlernen des epistemisch Anderen erfordert nicht die Erweiterung, sondern 
die Kontraktion des Wissens.

Elad Lapidot ist Professor für Jüdisches Denken an der Universität von Lille, 
Frankreich. Er wurde an der Pariser Sorbonne promoviert und lehrte Philosophie, 
jüdisches Denken und Talmud an zahlreichen Universitäten, u.a. an der Universität 
Bern, Schweiz, sowie an der Humboldt-Universität und der Freien Universität in 
Berlin. Seine Arbeit wird von Fragen zum Verhältnis zwischen Wissen und Politik 
geleitet. Zu seinen Publikationen gehören u.a.: Jews Out of the Question.  
A Critique of Anti-Anti-Semitism (Albany: SUNY Press, 2020), Hebrew translation 
with introduction and commentary (with R. Bar) of Hegel’s Phänomenologie des 
Geistes, Vol. 1 (Tel Aviv: Resling Publishing, 2020), Heidegger and Jewish Thought. 
Difficult Others, herausgegeben mit M. Brumlik (London/New York: Rowman & 
Littlefield, 2018), und Etre sans mot dire: La logiqe de ‘Sein und Zeit’ (Bucarest: 
Zeta Books, 2010).
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Mareike Kajewski

‚I feel therefore I can be free‘ (Audre Lorde)  
Emotionen und Widerstand im Politischen

In dem Vortrag wird der Widerständigkeit von Emotionen im Politischen 
nachgegangen. Emotionen werden in gesellschaftlichen „Kontaktzonen“ wie 
Familien, verschiedensten Beziehungsformen, Freundschaften und Institutionen 
(Sara Ahmed) erlernt, weitergegeben und kultiviert. Emotionen sind damit auch 
Subjektivierungsweisen in gesellschaftliche Strukturen und können den 
Subjekten unfreiwillig aufoktroyiert werden. In dem Vortrag wird untersucht, 
welche widerständigen Praktiken des Fühlens und der Emotionen für und im 
Politischen entstehen, eingeübt, gestaltet und entwickelt werden. Diese 
widerständigen Praktiken des Fühlens werden u.a. am Beispiel feministischen 
Aktivismus untersucht. Es wird dabei auch gezeigt, wie dies unser Verständnis 
des Politischen verändert.

Mareike Kajewski ist wissenschaftliche Mitarbeiterin am Institut für Philosophie 
der Universität Hildesheim. Ihre Forschungsschwerpunkte liegen in der 
politischen Philosophie, der Sozialphilosophie und der Feministischen Theorie. 
Derzeit arbeitet sie an einem Postdoc-Projekt zur Widerständigkeit von 
Emotionen im Politischen. Veröffentlichungen u.a.: Die Spontaneität revolutionären 
Handelns (Weilerwirst: 2020); „Das Politische im Anthropozän“ (Stuttgart-Bad 
Cannstatt: 2020); „Emotionen und Gesellschaftskritik – Ein feministisch-
phänomenologischer Ansatz an die Gewordenheit von Emotionen am Beispiel der 
Ohnmacht“ (Opladen: im Erscheinen); zusammen mit Dr. Yoko Arisaka „Wut als 
politische Emotion und ihre Rolle in antirassistischen und feministischen 
Kämpfen“ (Frankfurt/New York: im Erscheinen). Sie ist auch feministische 
Selbstverteidigungslehrerin und Kampfkünstlerin.
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Lukas Popp und Sabine Zielke

Mut als ästhetische Praxis?  
Ein Gespräch mit Lukas Popp und Sabine Zielke moderiert  
von Meriam Bousselmi, Hannah Feiler und Meike Schudy

Wie können wir mutig auf den öffentlichen Raum blicken? Wie handeln wir 
solidarisch und reagieren auf klimatische, wirtschaftliche, geopolitische und 
kulturelle Herausforderungen und Anforderungen? Liegt der Mut im Engagement, 
im Desengagement oder irgendwo dazwischen? Wie lassen sich politische 
Emotionen fassen? Welche Rolle spielen dabei Inszenierungen? Kann die Justiz 
auf Bühnen und Skandale verzichten? Welche neuen ästhetischen Praktiken 
entwickeln sich im Widerstand gegen eine kollektive Entmutigung? 
	 In der Gesprächsrunde knüpfen wir Verbindungen zwischen Forschungsfragen 
nach Gerechtigkeit, Solidarität und den politischen Potenzialen von Bewegungen. 
Gemeinsam öffnen wir Fenster zum öffentlichen Raum und diskutieren 
Perspektiven aus Wissenschaft, Aktivismus und Kultur.

Sabine Zielke, geboren 1959 in Laage (Mecklenburg-Vorpommern). 1978 Abitur in 
Rostock. 1978–1981 Studium an der Staatlichen Schauspielschule Berlin und  
ab 1981 an der Theaterhochschule Leipzig, Sektion Theaterwissenschaften. 1986 
Engagement als Dramaturgin im Theater im Palast, Berlin. Seit 1989 zunächst 
Assistentin (Regie, Dramaturgie), später Dramaturgin an der Volksbühne am 
Rosa-Luxemburg-Platz, Berlin. Ab März 2021 leitete sie gemeinsam mit Gabriele 
Gornowicz bis zum Beginn der Intendanz von René Pollesch die Volksbühne 
kommissarisch.  
	 Ihr Schwerpunkt liegt neben der klassischen Dramaturgie auf Literatur, 
Diskussionsveranstaltungen und themenbezogenen Projekten. Arbeiten mit Frank 
Castorf, B.K. Tragelehn, Gero Troike, Johann Kresnik, Constanza Macras u.a.

Lukas Popp, geboren 1998, ist Klimaaktivist. Er unterstützt seit Anfang 2022 die 
„Letzte Generation vor den Kipppunkten“. Aufgewachsen in einer deutschen 
Pfarrfamilie in Frankreich, absolvierte er zunächst eine Schreinerlehre, bevor  
er sich dem Maschinenbaustudium an der TU München widmete. Neben dem 
Studium verfolgt er eine Laufbahn als Chorleiter und Chorsänger. Seit seiner 
Jugend beschäftigt ihn das Feld zwischen Naturwissenschaften und Kunst, das 
Raum für ständigen Perspektivenwechsel lässt. Durch sein Studium wurde er auf 
die Kluft zwischen Klimaaktion und gesamtpolitischem Geschehen aufmerksam, 
sowie die ungerechten Lastenverteilung. Er engagiert sich vor allem in der 
Zusammenarbeit mit kulturellen Institutionen (z.B. am Internationalen Tag der 
Museen). Die „Letzte Generation“ ist medial vor allem durch ihre außergewöhn
lichen Proteste aufgefallen. Ihre Unterstützer*innen blockierten und klebten sich 
teilweise an Autobahnen, vielbefahrene Straßen, Ölpipelines oder Bilderrahmen 
fest und unterbrachen u.a. eine Mode-Show, Sportveranstaltungen und 
besprühten Privatjets mit Farbe. Ihr Ziel ist es, auf Missstände in der deutschen 
Klimapolitik und die irreversiblen Konsequenzen des Bruchs des Pariser 
Klimaabkommens hinzuweisen.
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