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VORWORT /
PREFACE



Im Rahmen des Deutschen Tanzpreises werden herausragende Interpret*innen und
Ensembles sowie besondere Entwicklungen in der Tanzlandschaft gewiirdigt. So erhalt
2019 die Choreografin Isabelle Schad eine Ehrung fiir ihre kiinstlerische Arbeit, die den
zeitgenossischen Tanz in besonderer Weise geprigt hat. Die Tanzkiinstlerin Jo Parkes
erhilt eine Ehrung fiir ihre wegweisenden partizipativen Tanzprojekte, mit denen sie die
Qualititen des Tanzes in die Gesellschaft tragt.

Diese zweiteilige Festschrift erscheint zur Verleihung des Deutschen Tanzpreises.
Gruflworte und Texte wiirdigen die konzeptionellen und ésthetischen Ansitze der
Kiinstlerinnen. Die Laudatio fiir Isabelle Schad halt Annemie Vanackere, Intendantin
des HAU Hebbel am Ufer in Berlin. Die Laudatio fiir Jo Parkes hilt Clare Connor,
Intendantin von The Place in London.

Die Ehrungen werden am 18. Oktober 2019 in PACT Zollverein in Essen tiber-
reicht. Bei Preisverleihung und Tanz-Gala am 19. Oktober im Aalto-Theater Essen sind
die beiden Kiinstlerinnen und ihre Arbeiten gleichfalls prisent.

Der Deutsche Tanzpreis wird getragen durch den Dachverband Tanz Deutschland.
Schirmbherr ist Prof. Dr. Norbert Lammert, Prasident des Deutschen Bundestages a.D.

The German Dance Award honours outstanding performers and ensembles as well
as special developments on the dance scene. In 2019, choreographer Isabelle Schad
will receive the award for her artistic work, which has shaped contemporary dance in an
extraordinary way. Dance artist Jo Parkes will be honoured for her groundbreaking par-
ticipatory dance projects, with which she introduces the qualities of dance into society.

This two-part Festschrift is being published on the occasion of the German Dance
Award ceremony. Welcoming addresses and texts pay tribute to the conceptual and aes-
thetic approaches of the artists. The laudation for Isabelle Schad will be given by Annemie
Vanackere, director of HAU Hebbel am Uter in Berlin. The laudation for Jo Parkes will
be given by Clare Connor, director of The Place in London.

The awards will be presented on 18 October 2019 at PACT Zollverein in Essen.
The artists and their works will be present at both the award ceremony and the dance
gala on 19 October at the Alto Theatre in Essen.

The German Dance Award is organised by Dachverband Tanz Deutschland. Prof
Norbert Lammert, former President of the German Bundestag, is the patron of the event.



GRUSSWORT /
GREETING

Dr. Klaus Lederer, Senator fiir Kultur
und Europa in Berlin / Senator of the

State of Berlin for Culture and Europe



Hingabe und Liebe zum Tanz eint die beiden Preistragerinnen der Ehrung des
Deutschen Tanzpreises 2019, Isabelle Schad und Jo Parkes, denen ich hier sehr herzlich
zur Auszeichnung gratulieren mochte. Und beide teilen eine weitere, sehr schéne Ge-
meinsambkeit: Beiden reicht es nicht, zu tanzen, zu prasentieren. Beide vermitteln und
lehren — geben ihre Liebe und die Leidenschaft fiir den Tanz weiter.

Isabell Schad, Choreografin und Performerin, arbeitet regelmiflig am HAU Hebbel
am Ufer. Sie versteht Lernen und Lehren als Einheit von Geben und Nehmen, ihre
Themen wie Gemeinschaftsbildung oder kollektive Korper wirken in den 6ffentlichen
Raum und lassen sich von aktuellen Themen, wie politischer Teilhabe, nicht trennen.
Seit fast 20 Jahren Berlinerin, stirkt sie mit ihrer Arbeit Priasenz und Sichtbarkeit des
Tanzes in der Stadt. Dafiir gilt ihr mein Dank.

Jo Parkes, Tanz- und Videokiinstlerin, ist kiinstlerische Leiterin des Mobile Dance
eV. und leitet seit 17 Jahren partizipative Tanzprojekte. Sie schafft es, vornehmlich
junge Menschen zu begeistern, mitzunehmen - ja, regelrecht zu entfithren in die Welt
des Tanzes. Jo Parkes arbeitet an Schulen, entwickelt und realisiert Fortbildungen fiir
Kinstler*innen und Lehrer*innen. Fir Menschen mit Fluchterfahrung hat sie in vier
Berliner Unterkiinften Tanzworkshops angeboten. Fiir dieses Engagement danke ich

ihr von Herzen.

The two awardees of the German Dance Award 2019, Isabelle Schad and Jo Parkes,
whom I would like to offer my warmest congratulations, share a true dedication to and
a deep love of dance. In addition to this, there is another wonderful thing they have in
common. Not content with simply dancing and presenting, they both also teach as a
means of passing on their love of and passion for dance.

A choreographer and performer, Isabelle Schad regularly works at the theatre HAU
Hebbel am Ufer in Berlin. She perceives learning and teaching as a union of giving and
taking, the subjects she focuses on, such as community building and collective bodies,
affect the public space and cannot be separated from current issues such as political in-
volvement. She has been living in Berlin for almost 20 years, strengthening the presence
and visibility of dance in the city through her work. My thanks go to her for this.

Dance and video artist Jo Parkes is the artistic director of Mobile Dance eV. and has
been heading participatory dance projects for 17 years. She manages to inspire young
people in particular, to take them with her—yes, to literally carry them off into the world
of dance. Jo Parkes works in schools and develops and implements trainings for artists
and teachers. She has also offered dance workshops for refugees in four Berlin refugee
accommodation centres. I thank her from the bottom of my heart for this commitment.









MITDENKEN, UMLENKEN,
ZUSTIMMEN, ABSTIMMEN/
THINKING, REDIRECTING,
AGREEING, COORDINATING

Gabriele Wittmann, Tanzjournalistin / dance journalist



»Das passt gut’, sagt Isabelle Schad 2014, ,ich hab’ noch kein Buch fiir den Sommer.*
Und so diskutieren wir bald Hannah Arendsts historischen Abriss ,Uber die Revolution®,
Wie ist das Verhiltnis zwischen dem Einzelnen und der Gesellschaft? Wie haben es die
US-amerikanischen Revolutionire im Gegensatz zu den franzésischen theoretisiert?
Und was ist aus ihren klugen Gedanken im Laufe eines privatisierenden 19. Jahrhunderts
geworden — und nach den Umbriichen der 1960er Jahre? Ungeschminkt schaut mir
die Choreografin direkt ins Gesicht, die Augen weit gefinet, stets bereit zum Kontakt.
Sie sagt, was sie denkt. Freundlich. Bestimmt. Unaufgeregt. Sie ist schnell im Kopf, ver-
kniipft eigene Erfahrungen mit den Thesen der Philosophin. In unverstellter, zuging-
licher Sprache und mit einer Prise Common Sense.

»Ich hasse Vortanzen®, sagt Isabelle Schad. Gemeinsame Wege beginnen bei ihr
anders. In ihr tagliches Training in der Berliner Wiesenburg-Halle kommen allerlei
Menschen. Studierende, Neugierige, Tanzer*innen. Wer mag, der bleibt. Wo es passt,
kommt jemand in ihr lose gekniipftes Ensemble. Manche sind seit Jahren dabei, an-
dere gehen wieder andere Wege. Im Sommer 2014 arbeitet sie an dem Stiick ,Col-
lective Jumps®. Gibt es ein Thema in ihren Choreografien? Das Bewegen selbst ist das
Thema: die Konstellationen, die sich zwischen Subjekt und Gruppe bilden. Isabelle
Schad spricht bewusst von ,Subjekt®, nicht von ,,Individuum®. Denn es geht in ihrer
Arbeit nicht um Selbstverwirklichung als biirgerliches Versprechen. Es geht auch nicht
um ein blofles Aufgehen in einer kollektiven Einheit. Es geht ihr um den lebendigen
Raum dazwischen.

TRAINING

Damit beginnt das Politische dieser Arbeit bereits im Training. ,Im Alltag erlebe ich in
unserer Gesellschaft oft, dass man mit dem Verstand politisch klug daherredet®, sagt
Isabelle Schad, ,das aber nicht zusammenpasst mit dem, was man dann tut.“ Deswegen
ist eine politische Haltung fiir sie immer in die Praxis integriert: ,Es beginnt bereits
mit der Art und Weise, wie ich die Gruppe anleite — wie wir zusammenkommen, wie
wir gemeinsam praktizieren. Und das wirkt sich aus auf ihre Asthetik: Es geht ihr um
die Uberwindung von Dualismen wie innen / auflen, genauso wie Selbst / Andere, oder
Kérper / Geist. ,All das als Einheiten zu denken — und das im Training zu spiiren, zu
praktizieren und zu leben, das ist fiir mich der politische Aspekt, sagt sie.

BEWEGUNGSLUST MIT NEUER TECHNIK

Von ihrer klassischen Ausbildung an der John Cranko Ballettschule in Stuttgart hat sich
die 1970 geborene Isabelle Schad inzwischen weit entfernt. Sechs Jahre tanzte sie in
Klassischen Kompanien. Doch ,das Aufstellen in einer Reihe, nach Kérpergréfien sor-
tiert’, das war nichts fiir sie. Um den Hierarchien dieses Apparates zu entgehen, wechselt
sie in den zeitgendssischen Tanz, zu Wim Vandekeybus in Briissel. Und schligt schlief3-
lich komplett neue Wege ein. Sie beginnt in ihrer kiinstlerischen Arbeit nicht mit dem
durchdisziplinierten Kérper des Balletts, sondern ganz im Inneren des Menschen: Wie






entwickelt sich iiberhaupt ein Kérper? Wie entsteht aus einem befruchteten FEi eine sich
teilende Zelle, ein Embryo, ein Mensch?

»Die Lust an der Bewegung war immer da‘ sagt sie heute. , Aber ich habe immer die
Frage gestellt: Welches Konzept soll meine Bewegung festlegen?“ Zu Anfang findet sie
wenig Antworten. Die 90er Jahre sind eher eine Zeit des Nachdenkens: viel Konzept-
Tanz, viel Minimalismus. Schad aber forscht an anderem. Entdeckt durch den Kollegen
Frédéric Gies das Body Mind Centering® (BMC). Es wird fiir sie eine Schliisselerfah-
rung: Dieselbe Bewegung kann visuell ganz unterschiedliche Erscheinungsbilder auf-
weisen, sofern sie von einem jeweils anderen Korpersystem initiiert wird. Noch wich-
tiger aber wird fiir die Entwicklung der Choreografin ein Embryologie-Workshop bei
Bonnie Bainbridge Cohen, der Begriinderin des BMC: ,Da habe ich gemerkt: Die
Richtungs- und Faltungsprozesse, die lange vor der Geburt geschehen, bilden bereits
eine Logik in sich. Und bringen uns in Bewegung. Und haben mich in Form und in
den Raum gebracht.“ Inzwischen, siebzehn Jahre spiter, sind weitere Praktiken dazu-
gekommen: Shiatsu, Dehnungs- und Atemiibungen, Zen-Meditation und Aikido. Bei
letzterem geht es vor allem um den Einklang mit der Schwerkraft: Wie lenke ich Krifte,
wie kommen sie beim Gegeniiber an? Und wie miinden sie in einen freien energe-
tischen Fluss mit dem Partner, der Partnerin? Dass es dabei im Kern des Korpers
gleichzeitig eine Kraft und eine Entspannung geben kann, ist eine Lehre, die sie in
ihren Open Practice Sessions weitergibt.

WIDERSTAND ALS TAGLICHE PRAXIS
Lange Zeit galt die Trainingsform des Balletts als DIE Grundtechnik, auch fir das
deutsche Tanztheater. Kérpertechniken wie Body Mind Centering® oder asiatische
Kampfkiinste galten hochstens als Zusatz-Stoffe aus dem zeitgendssischen Tanz, mit
deren Hilfe man den Kérper geschmeidig hilt, Verletzungen vorbeugt oder auch den
,mind* trainiert — also Denkvorginge im weiteren Sinne. Isabelle Schad ist eine von
wenigen Kiinstler*innen, denen es gelungen ist, diese Techniken nicht nur als grund-
legende Trainingsmethode anzuwenden, sondern aus diesen Aktivititen heraus auch
ihre Choreografien zu entwickeln.

Widerstand als soziale Praxis, ist das bereits in bestimmten Bewegungspraktiken
angelegt? Isabelle Schad meint: ,Im Mikropolitischen wiirde ich sagen: ja. Denn es
ist eine Gemeinschaftspraxis, die nicht tiber das Denken entsteht, sondern tiber das
Handeln“ Es geht um das Tun. Um das gemeinsame Trainieren. ,Das ist ein utopisches
Modell, wie man sich Gemeinschaftsbildung wiinschen konnte.” Und die Reibungen?
Sind auch da. ,Es ist ja jetzt nicht nur eine Blase, wo wir in der Embryologie geborgen
sind, und da ist die heile Welt. Sondern wir miissen mit all dem umgehen, was die
Realitit bringt* stellt sie klar. ,In jeder Gruppe gibt es auch Spannungen. Und mit all
dem wollen wir und miissen wir umgehen — und nur so kommen wir als Gruppe auch
weiter. Sonst konnten wir ja auch nur — Fenster einbauen.” Fertiges montieren.
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UM-RAUM ALS PROZESS UND BEWEGUNG
Performance, Installation, Tanz: Wie bei vielen zeitgendssischen Choreograf*innen
wachsen bei Isabelle Schad die Genres ineinander. Ab 2008 entwickelt sie Stiicke mit
dem Bildenden Kiinstler Laurent Goldring, der die visuelle Schicht ihrer Werke pri-
zisiert. Ihre jahrelange Zusammenarbeit hinterlésst tiefe Spuren — und nie authérende
Zweifel an der Reprisentation eines optisch entstehenden Moments. In dem gemein-
sam entwickelten ,Unturtled #1-4“ bringt die in iibergroffe Hosen gehiillte Solistin
Posen hervor, die nicht mehr mit der bildnerischen Re-Prisentation eines Korpers in
Einklang zu bringen sind. Kérper und Kostiim erscheinen als eine Art Organ, das nicht
zuzuordnen ist. In ihrer darauffolgenden Zusammenarbeit ,Der Bau“ (2012) unter-
suchen sie, den Spuren Kafkas gleichnamiger Erzihlung folgend, welche Spuren ein
Lebewesen im Raum hinterldsst. Der Um-Raum wird hier zur Erweiterung des Kor-
pers, wenn wirbelnde Stoffe waagerechte Ebenen bilden und sich verhalten wie fliissige,
organische Materie. Das Solo wichst, verwandelt sich ein Jahr spater unter demselben
Titel in ein Gruppenstiick.

Mit tanzinteressierten Menschen, die keine Tanzausbildung absolviert haben miis-
sen, erkundet Isabelle Schad das Potenzial auch herkdmmlicher Bewegungsformen, so
2013 in ,HEUTE: Volkstanzen“ (einem Tanzfonds-Erbe-Projekt) fiir K3 in Hamburg.
Mit Good Work griindet sie 2003 gemeinsam mit Kolleg*innen ein experimentelles
Kinstlernetzwerk, das sich dem Kérper auf der Bithne und in der Gesellschaft widmet.
Denn Kérper ist fiir sie nicht nur ein Ort. Kérper ist auch ein Raum. Und ein Prozess.
Von 2005 bis 2009 erforscht sie etwa mit Manuel Pelmus, Ben Anderson, Bruno Poche-
ron und Frédéric Gies in ,Still Lives®, welche historischen und alltiglichen Kérper-
bilder eine Gesellschaft prigen — sowohl in Westeuropa als auch in Ruménien. Die Basis
fur diese Arbeit bilden jeweils lokale Laien-Gruppen, die durch Interviews und Work-
shops Material generjeren und am Ende auf die Bithne gehen. Community-Projekte hat
die Choreografin inzwischen in vielen Landern gewebt, mit vielen kulturell gemischten

Gruppen in Stidten: in Lima, Bogota, Lagos, Kuala Lumpur.

KORPERLICHE ENTWICKLUNGSPROZESSE ALS ASTHETIK

Die Asthetik ihrer Kunst ist ihre Praxis, ihr Inhalt, ihre Botschaft. Wie geschieht Verin-
derung - in der Gesellschaft, im Einzelnen, im K6rper? In Schads Choreografien voll-
zieht sie sich nicht als Umbruch, sondern als allmahliche Ausbreitung. Jemand beginnt
etwas. Woanders zieht es Kreise. Tanzerische Gruppenfigurationen blitzen auf, immer
wieder der Kreis als Grundbewegung. Das Neue breitet sich aus. Beginnt, das Bishe-
rige zu tiberstromen. Doch kaum wird es wahrnehmbar, schon beginnt woanders eine
weitere Verinderung. Alles ist im Fluss, im Wandel. Und jeder Wandel hat seine Eigen-
zeit. So wie jede Performerin, jeder Performer selbst entscheidet, wann es Zeit ist,
die nichste Stufe einzulduten. Jede*r wippt, aber jede*r im eigenen Tempo. Wie ent-
steht Formation, Materie? Und wie verfliissigt sie sich wieder, um eine neue Funktion

anzunehmen?
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DAS REGIMENT DER UNTERARME
Wie man zergliedert, so versteht man die Welt. Isabelle Schad fichert den Kérper auf
in Einzelteile, die sich getrennt bewegen lassen. Kehrt nach oben, was an unseren Kor-
pern unterschitzt ist. Aus dunkler Kleidung geraten sie in helle Scheinwerfer: nicht die
da oben. Nicht die Regierenden. Sondern die Subalternen. Die, die die Arbeit leisten:
Unterarme, Unterschenkel. Die, die das Gewicht der Welt tragen. Die das Gewicht
durchleiten und fiir Balance sorgen. In ,Collective Jumps®, einer weiteren Zusammen-
arbeit mit Laurent Goldring, werden sie 2014 zu Hauptakteuren, iiberkreuzen, verei-
nigen sich. Aus dem gesamten Ensemble ziehen sie an einem langen Strang. Schwenken
aus, in eine flirrende Wellenlinie dutzender Unterarme.

Doch auch einzelne Korper portritiert die Choreografin: Gemeinsam mit der
Kollegin Lea Moro entwickelt Isabelle Schad 2016 das ,Solo fiir Lea’ getanzt mit dem
Riicken zum Publikum. Ausgehend von einer Pendelbewegung als Grundmotiv ent-
wickeln sich visuelle Muster: Ein rasches Umfassen der Arme tiber dem Kopf bringt
Schluchten unter Schulterblittern zum Vorschein, optische Motive schilen sich her-
aus, parallel zum Bewegungsfluss. Auf der Grundlage von Meridian-Dehnungen, dem
Shiatsu entlehnt, entstehen so homolog angelegte Deklinationen von Motiven, die sich
herausbilden und umformen.

2017 kreiert Isabelle Schad fiir zwei Tanzer das ,Double Portrait®. Es ist ein Arbei-
ten mit und am Gelenk. Sich den Arm des Anderen umlegen: Was kann man damit
machen? Hinlegen. Aufnehmen. Unterlegen. Die Voraussetzung ist: Lockerung. Das Ge-
lenk nicht versteift, sondern losgelassen. Immer wieder umgelegt, wird die Bewegung
zum bewegten Bild: der Arm als Pinsel, als durch den Raum gefiihrter Strich. Erhobene
Hinde flimmern, wenn ihre Kérper sie rasch von Seite zu Seite drehen. Plotzlich geraten
sie vor die Kérper und es ergibt sich ein Dreschen und Flegeln, ein Auswerfen. Etwas
reist durch den Raum, verbreitet sich rasend schnell: ein Motiv. Eine Geschwindigkeit.
Erreicht den Umbruchspunkt. Uberraschungen ergeben sich, plétzlich schwingen die
Arme synchron, bevor das Geschehen fiir die Betrachter*innen wieder in Entropie zerfillt.
Doch kein Moment ist unlogisch; immer war da der erste Arm, der es anders machte.

Ein zur-Seite-Fallen der Bewegung, das eine Nachahmung findet.

MOTIVE VERRUTSCHEN ALS GLISSANDI
Mit ,Reflection” schlief3t sie 2019 ihre Trilogie iiber Kérper und Gemeinschaft ab, die
sie funf Jahre zuvor begonnen hatte. Sie nutzt die Drehbiithne im Berliner Hebbel am
Ufer, dem groflen Haus, HAU 1. Und was sie in ,Fugen® bereits auslotete, kommt jetzt
voll zum Tragen: ihre Musikalitit. Ein Performer setzt den Fuf} iiber die drehende Kante,
sein stetes Schreiten scheint nun auf der Stelle zu treten. Ein zweiter kommt hinter ihn —
verdoppelt das ruhige Gehen. Das Motiv gleitet in kreisformiges Drehen, bis eine neue
kleine Gruppe die Aufmerksamkeit auf sich lenkt. Immer komplexer entwickelt sich
die Choreografie, wie eine Fuge wandern bald die Bewegungsthemen, spiegeln sich,
bilden Gruppen. Doch es bleibt nicht bei Motiven: Wie die T6ne in Glissandi rutschen
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sie ineinander, verwischen die Gruppen und alles, was als ,Objekt“ wahrgenommen
werden konnte. Bald wichst alles in- und auseinander, sobald wir es gesehen haben,
wandelt es sich schon wieder. Etwas endet und etwas beginnt. Bei Isabelle Schad ge-
schieht das so stetig und gleichzeitig tiberraschend, dass es unsere Aufmerksambkeit

jeden Moment wachhilt.

DIE RENAISSANCE DER REGELWERKE
Im Sommer 2019 diskutieren wir das Gesprach zwischen dem Griinen-Politiker Robert
Habeck und dem Soziologen Harald Welzer, mit dem beide das philosophische Festival
PhilCologne eroffnet hatten. Isabelle Schad gefallt das offene Gesprich, das sie als ,klug®
und ,nicht so verkopft“ empfindet. Im Kern hatten sich beide Intellektuelle dafiir aus-
gesprochen, in die Definition von ,Freiheit fir die Blirger” mit einzubeziehen, dass der
Staat ein erteiltes Mandat tatsichlich umsetzen und sich wieder mehr einmischen solle.
In einer Gesellschaft der Singularititen brauche es mehr Regeln, um die Wirtschaft zu
bandigen. Denn Regeln wiirden letztlich das Individuum befreien, ,weil man dann nicht
bei jedem Sockenkauf dariiber nachdenken muss, ob die jetzt 6kologisch und fair her-
gestellt wurden®, sagt Habeck.

Das ist genau die Haltung, die Isabelle Schad schon seit vielen Jahren konsequent
verfolgt. Sie kritisiert das kapitalistisch dirigierte, konkurrierende freie Individuum und
lehnt es ab, spricht lieber von einem sich in einem gesellschaftlichen Umfeld erlebenden
Subjekt. Sieht sie selbst diese Ahnlichkeiten mit den Positionen der Philosophen? ,]a,
klar®, sagt sie. Und zitiert ein Mantra ihres Shiatsu-Lehrers: ,Jede Einschrankung ist eine
Erweiterung. Die Choreografin sieht das auch in ihrer eigenen Arbeit: , Je mehr Regel-
werke existieren, die das Bewegungsspektrum einschrinken, desto freier kann man
dann agieren. Warum? ,Weil man nur in der Einschriankung ganz prazise — und dadurch
korperlich und geistig loslassend - frei werden kann.” Und dann erzihlt sie vom Aikido.
Von den Katas, von all den Techniken, die sie in der Gruppe gemeinsam iiben. Die immer
wieder auf das eine Grundprinzip der Gewichtsverlagerung zuriickgefithrt werden.
Wieder und wieder. Um irgendwann in einen kompletten Fluss miteinander zu geraten.
»Das ist Freiheit: die Moglichkeit des Ausweitens und Umlenkens von Energien.”
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“That's a good fit,” says Isabelle Schad in 2014, “I don’t have a book for this summer
yet.” And so, we are soon discussing Hannah Arendt’s historical analysis “On Revolution”
What is the relationship between the individual and society? How did the U.S. revolu-
tionaries theorize it in contrast to the French? And what became of their clever thoughts
in the course of a nineteenth century marked by privatization — and after the upheavals
of the 1960s? The choreographer looks me straight in the eye, her own eyes wide open,
always ready for contact. She says what she thinks. Affably. Assertively. Without agitation.
She is a fast thinker, linking her own experiences with the philosopher’s theses in straight-
forward, accessible language, with a dash of common sense.

“I hate auditions,” says Schad. Shared paths start differently with her. All kinds of
people join her during her daily training in the Wiesenburg-Halle in Berlin. Students,
the merely curious, dancers. Those who like it stay. If a person is a good fit, they join her
loosely knitted ensemble. Some have been with the group for years; others go their own
way. In the summer of 2014, she is working on the piece “Collective Jumps” Is there a
theme to her choreographies? Movement itself is the theme: the constellations that form
between subject and group. Isabelle Schad deliberately speaks of “subject®, not of “indi-
vidual”, because her work is not about a bourgeois promise of self-actualisation. Nor
is it a matter of merely merging into a collective unity. For her, it is about the animated
space in between.

TRAINING
Clearly, then, the political aspects of this work already begin during training. “In every-
day life, we tend to indulge in politically smart chatter in our society,” says Schad, “but
our words are not reflected in our actions.” Therefore, for her, a political attitude is always
an integral part of practice: “This begins with the way I lead the group—how we come
together, how we practice together.” This in turn has an effect on the group’s aesthetics:
she is concerned with overcoming dualisms such as inner/outer, self/other and body/
mind. “To think of all this in terms of units and to feel it during training, to practice it

and to live it— that, for me, is the political aspect,” she says.

THE JOY OF MOVEMENT WITH A NEW TECHNIQUE
Born in 1970, Schad has come a long way from her classical training at the John Cranko
Ballet School in Stuttgart. She dances in classical companies for six years, but soon finds
that “standing in a row, sorted by height” is not for her. To escape the hierarchies of this
apparatus, she switches to contemporary dance under Wim Vandekeybus in Brussels
and finally breaks completely new ground. In her artistic work, she does not start out
with the disciplined ballet body but inside the human being: How does a body develop
at all? How does a fertilized egg become a dividing cell, an embryo, a person?

“The desire to move was always there,” she says today. “But I always asked the ques-
tion: Which concept should determine my movement?” In the beginning, she finds

precious few answers. The nineties are a time of reflection: a lot of concept dance, a lot of
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minimalism. Schad, however, was looking for other options, and finally discovers Body
Mind Centering® (BMC) thanks to her colleague Frédéric Gies. This turns out to be a
key experience for her: the same movement can have very different visual appearances
if it is initiated by a different body system. But even more important for the choreo-
grapher’s development is an embryology workshop hosted by Bonnie Bainbridge Cohen,
the founder of BMC: “That is when I noticed that the directional and folding processes
that take place long before birth have their very own logic— and get us moving. These
have shaped me and brought me into space.” Now, seventeen years later, other practices
have been added: shiatsu, stretching and breathing exercises, Zen meditation and Aikido.
The latter concerns itself mainly with existing in harmony with gravity: how do I direct
forces; how do they reach my counterpart? And how do they lead to a free energetic flow
with my partner? One of the lessons she passes on in her open practice sessions is that

strength and relaxation can exist in the body’s core simultaneously.

RESISTANCE AS DAILY PRACTICE
For a long time, ballet training methods were regarded as “the” basic technique, also for
German dance theatre. Body techniques such as Body Mind Centering® or Asian martial
arts were, at most, considered “additives” originating in contemporary dance, which help
to keep the body supple, prevent injuries or train the mind —in other words, thought
processes in the broader sense. Schad is one of the few artists who have succeeded not
only in using these techniques as a basic training method but also in developing their
choreographies based on them.

Does resistance as a social practice already have a basis in certain movement prac-
tices? Schad says: “From a micropolitical perspective, I would say yes, it does, because
it is a joint practice that does not emerge from thought but from action.” It is concerned
with “doing,” with practicing together. “It's a utopian model of how one could wish com-
munity building to work.” And the tensions? They also exist. “It's not just a bubble, an
ideal world, where we're safe as embryos. Rather, we must deal with everything that re-
ality entails,” she clarifies. “In every group there are also tensions. And we want and have
to cope with all of this — that is the only way we can progress as a group. Otherwise we
might as well just—just spend our time installing windows.” Finished products.

SURROUNDINGS AS PROCESS AND MOVEMENT
Performance, installation, dance: as is the case with many contemporary choreogra-
phers, genres intertwine in Isabelle Schad’s works. From 2008 she develops pieces with
visual artist Laurent Goldring, who defines the visual layer of her works more precisely.
Their years of collaboration leave deep traces—and never-ending doubts about the re-
presentation of a visually emerging moment. In their jointly developed work “Unturtled
#1-47, the soloist, wearing oversized trousers, produces poses that can no longer be
reconciled with the artistic representation of a body. Body and costume appear as a
kind of organ that cannot be classified. In their subsequent collaboration “Der Bau”
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(The Burrow, 2012), they investigate the traces left by a living being in space, following
in the footsteps of Kafka's story of the same name. The surrounding space here becomes
an extension of the body when swirling fabrics form horizontal layers and behave like
liquid, organic matter. The solo grows and goes on to become a group piece bearing the
same title a year later.

Schad explores the potential of even conventional forms of movement with people
who have an interest in dance but who do not need to have completed any formal dance
training, for example in 2013 in “HEUTE: Volkstanzen” (a Tanzfonds-Erbe project) for
K3 in Hamburg. In 2003, together with several colleagues, she founded an experimental
network of artists, which is dedicated to the body on stage and in society with the Good
Work project. For her, the body is not just a place. The body is also a space and a pro-
cess. Through “Still Lives”, in collaboration with Manuel Pelmus, Ben Anderson, Bruno
Pocheron, and Frédéric Gies, she explored from 2005 until 2009 the historical and
everyday body images that shape society —both in Western Europe and in Romania.
The basis for this work is formed by local lay groups that generate material through in-
terviews and workshops and finally perform on stage. The choreographer has woven
numerous community projects in a great number of cities all over the world (Lima,
Bogot4, Lagos, Kuala Lumpur) and with many culturally diverse groups.

BODY DEVELOPMENT PROCESSES AS AESTHETICS
The aesthetics of her art lie in its practice, its content, its message. How does change hap-
pen—in society, in the individual, in the body? In Schad’s choreographies, it takes place
not in the form of upheaval, but as gradual expansion. Someone starts something. Else-
where it creates a ripple effect. Group configurations of dancers make an appearance,
and again and again we encounter the circle as a basic movement. The new spreads, be-
gins to overtake that which existed previously. But as soon as it becomes perceptible,
another change begins elsewhere. Everything is in flux and changing, and every change
happens in its own time. Just as every performer decides for themselves when it is time
to ring in the next stage. Everyone teeters but all at their own pace. How does formation,
matter come about? And how does it liquefy again to assume a new function?

THE REGIMENT OF THE FOREARMS
The way one dissects the world is how one understands the world. Isabelle Schad splits
the body into individual parts that can be moved separately, emphasizes that which we
underestimate with regard to our bodies. From dark clothes they move into bright spot-
lights: not the ones up there. Not the rulers, but the subalterns. Those who do the work:
forearms, lower legs. Those who carry the weight of the world. Those who conduct the
weight and ensure balance. In “Collective Jumps”, another collaboration with Laurent
Goldring in 2014, they become the protagonists, cross over each other, unite. They pull
together on a long strand from the entire ensemble, panning out to create a shimmering

wavy line of dozens of forearms.
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However, the choreographer also portrays individual bodies: together with her
colleague Lea Moro, Schad develops “Solo for Lea” in 2016, in which the dancer per-
forms with her back to the audience. Visual patterns develop, starting from a pendular
movement as the basic motif: a quick grasping of the arms above the head reveals gorges
under the shoulder blades, visual motifs become apparent, parallel to the flow of move-
ment. Homologous declensions of motifs, which are formed and transformed, emerge
on the basis of meridian stretches, borrowed from shiatsu.

In 2017 Schad creates “Double Portrait” for two dancers. It is a work with and on
the joint. Putting the arm of the other around oneself: what can one do with it? Lie down.
Pick it up. Put it underneath. The prerequisite is relaxation; not stiffening the joint but
loosening it. The repeated shifting turns the movement into a moving image: the arm as
a brush, as a line drawn through space. Raised hands flicker when their bodies quickly
turn them from side to side. Suddenly, they end up in front of the bodies, and the result
is a threshing and flailing, an ejection. Something travels through the room, spreading
rapidly: a motif. A speed. Reaches the turning point. Surprises emerge, suddenly the
arms swing synchronously, before the events fall apart again into entropy for the ob-
server. But not a single moment is illogical; there was always that first arm that did it
differently. A movement falling to the side that finds an imitator.

MOTIFS SHIFT AS GLISSANDI
She concludes her trilogy about body and community, which she started five years ear-
lier, with “Reflection” in 2019. She uses the revolving stage in Berlin’s Hebbel am Ufer,
the big hall, HAU 1. And that which she already explored in “Fugen” now comes into
full effect: her musicality. A performer puts a foot over the rotating edge, his continuous
strides now seems to be happening on the spot. A second dancer comes up behind him —
doubles the quiet walking. The motif glides in a circular rotation until a small new group
draws attention to itself. The choreography becomes more and more complex, the move-
ment themes soon wander like a fugue, mirror each other, form groups. But it does not
stop at motifs: like the notes in glissandi, they glide into each other, blurring the groups
and anything that could be perceived as an “object”. Soon, everything grows together
and apart; as soon as we have seen it, it changes again. Something ends and something
begins. In Isabelle Schad’s case, this happens so consistently —and yet so surprisingly

that it keeps our attention at every moment.

THE RENAISSANCE OF RULES AND REGULATIONS
In the summer of 2019, we discuss the conversation between Green Party politician
Robert Habeck and sociologist Harald Welzer, as the opened the PhilCologne philo-
sophical festival. Isabelle Schad likes the open discussion, which she considers to be
“clever” but not “overly intellectual”. In essence, both intellectuals had spoken out in
favour of the state intervening more once again. In a society of singularities, more rules

are needed to tame the economy. In essence, both intellectuals had spoken out in favour

20



of including in the definition of “freedom” for citizens the concept that the state should
really implement a given mandate and intervene more. Rules would ultimately free the
individual, “because then you don‘t have to think about whether they were produced
in an environmentally responsible, fair manner every time you buy a pair of socks,”
says Habeck.

That is exactly the stance that Schad has consistently been taking for many years.
She criticizes the capitalistically directed, competing “free individual” and rejects it, pre-
ferring to speak of a “subject” experiencing themselves in a social environment. Does she
herself recognize these similarities to the philosophers’ positions? “Yes, of course,” she says.
And quotes a “mantra” of her shiatsu teacher: “Every restriction is an expansion.” The
choreographer also sees this in her own work: “The greater the number of rules restrict-
ing the spectrum of movement, the more freely we can act” Why? “Because only through
the restriction can we become free with precision — while letting go physically and men-
tally” And then she talks about Aikido. About the kata and all the techniques they prac-
tice together in the group — that always lead back to the one basic principle of shifting
one’s weight. Again and again. In order to enter into a complete flow with each other at
some point. “That is freedom: the possibility of expanding and redirecting energies.”
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WEITERE STIMMEN, GESAMMELT VON GABRIELE WITTMANN /

ADDITIONAL STATEMENTS COLLECTED BY GABRIELE WITTMANN:

Ich schitze es, dass Isabelle so stringent ihre Linie verfolgt, all die Jahre. Und ich
finde es bewundernswert, dass sie ein ehrliches Interesse hat an dem, was sie tut. Diese
Korperpraxis ist ihre Leidenschaft. Es tut gut, damit zu arbeiten — es gibt einem sehr
viel Energie als Performer. Dazu schafft sie dann noch den Spagat, fir diese Koérper-
Konzepte und die dazugehorige Praxis auch eine Ubersetzung in eine kiinstlerische
Form zu finden. Fir meine eigene Arbeit habe ich daraus mitgenommen, an Korperlich-
keiten eng dran zu sein. Und auch: sehr prizise zu arbeiten.

I value the fact that Isabelle has been following her course so rigorously all these
years, and I find it admirable that she has an honest interest in what she does. This bodily
practice is her passion. It feels good to work with it — it gives you a lot of energy as a
performer. In addition, she manages the balancing act of translating these body concepts
and the associated practice into an artistic form. From her approach, I have taken away
the concept of staying close to physicalities for my own work — and also the importance
of working very precisely.

Lea Moro, Choreografin und Tinzerin (u.a. in ,Solo fiir Lea“ von Isabelle Schad) / choreographer and

dancer (including in “Solo for Lea” by Isabelle Schad)

Knowing our bodies and specific qualities, Isabelle proposed movement material to
us performers as a starting point. Then, she observed very carefully how we reacted to
it, where we took it to. Throughout the process, she remained constantly open to our
subjective approach, enabling the unexpected to emerge. When we allowed ourselves
the freedom to really own the material, we often heard her say: “Now it is getting interes-
ting to watch!” This way of working made the process a very exciting journey.

Isabelle kannte unsere Kérper und speziellen Eigenschaften und schlug uns zwei
Performern bestimmtes Bewegungsmaterial als Ausgangspunkt vor. Dann beobachtete
sie sehr genau, wie wir darauf reagierten und wohin wir es fithrten. Wihrend des gesam-
ten Prozesses blieb sie unserem subjektiven Ansatz gegeniiber stets offen, so dass Uner-
wartetes entstehen konnte. Wenn wir uns die Freiheit herausnahmen, wirklich Besitz von
dem Material zu ergreifen, horten wir von ihr oft Folgendes: ,Jetzt wird das Zuschauen
interessant!“ Diese Arbeitsweise machte den Prozess zu einer sehr spannenden Reise.

Przemek Kaminski, choreographer and dancer, on the creative process behind “Double Portrait”
by Isabelle Schad / Choreograf und Tanzer, iiber den Entstehungsprozess des ,Double Portrait” von

Isabelle Schad
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The particularity of Isabelle Schad’s work approach lies in devising a specific model
of working together between artists in the field of dance: nourishing a horizontal work
structure, based on the sharing of body practices, which brings together research, learn-
ing processes and creation. The performer’s body as an organ, perceived as space, is a
continuous subject in her work, but the focus lies on the functioning of the body more
than on its image and appears as a critique of preconceived representation. It is always
durational in that it moves, works, trembles, resonates, and never ceases to produce a

flow of associations.

Die Besonderheit des Arbeitsansatzes von Isabelle Schad besteht darin, ein spezi-
fisches Modell fir die Zusammenarbeit von Kinstler*innen im Bereich Tanz zu ent-
wickeln: eine horizontale Arbeitsstruktur pflegend, die auf dem Austausch von Kérper-
praktiken basiert und Forschung, Lernprozesse und Schépfung zusammenbringt. Der
Korper der Performer*in als Organ, das als Raum wahrgenommen wird, ist ein kontinu-
ierliches Thema in ihrer Arbeit, aber der Fokus liegt mehr auf der Funktion des Korpers
als auf seinem Erscheinungsbild und erscheint als Kritik an vorgefassten Reprisenta-
tionen. Er ist immer im zeitlichen Ablauf zu sehen, es bewegt sich, arbeitet, zittert, reso-

niert und hort nie auf einen Fluss von Assoziationen zu erzeugen.

Sa3a Bozi¢, director, dramaturgical and artistic collaborator of Isabelle Schad since 2013/Regisseur,

dramaturgische und kiinstlerische Zusammenarbeit mit Isabelle Schad seit 2013
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BIOGRAPHIE /BIOGRAPHY

Im Zentrum der Arbeit von Isabelle Schad steht der Korper in seiner Materialitit,
Prozesshaftigkeit und Erfahrbarkeit. An dieser Kreuzung verhandelt sie das Verhaltnis
zwischen Kérper, Choreografie und (Re-) Prisentation und Themen wie Gemeinschafts-
bildung und politisches Engagement.

Als Tanzerin studierte sie zunachst Ballett an der John Cranko Schule in Stuttgart.
Nach sechs Jahren in klassischen Ensembles wechselte sie in zeitgendssische Kompa-
nien, u. a. nach Briissel zu Wim Vandekeybus. Ab 1999 initiierte sie eigene Projekte.

Auf der Suche nach neuen Recherche-Methoden und Méglichkeiten der Zusam-
menarbeit co-initiierte sie mehrere Kollaborationen. So griindete sie 2003 mit Bruno
Pocheron und Ben Anderson das internationale Kiinstlernetzwerk Good Work. Dartiber
hinaus verbindet sie eine langjahrige Zusammenarbeit mit dem Bildenden Kiinstler
Laurent Goldring, mit dem sie ,Unturtled #1-4“ (2008-2011), ,Der Bau“ (2012/13)
und ,Collective Jumps“ (2014) realisierte. Letzteres bildet zusammen mit , Pieces and
Elements“ (2016) und ,Reflection” (2019) inzwischen eine Trilogie.

In vielen ihrer Werke schaftt die Choreografin innerhalb einer gemeinsamen Form
ein Bewusstsein dafiir, dass jeder Performer, jede Performerin einen unterschiedlichen
Bewegungsrhythmus hat. Kérper konnen einer Synchronizitit unterliegen, miissen aber
nicht synchron funktionieren. Das sensorische ,Spiiren® ist bei dieser Art von Gruppen-
arbeit von zentraler Bedeutung. Aus einer Sensibilitit fiir das Eigene wird eine Sensibili-
tat fiir die jeweilige Gruppe entwickelt. Der spezifische Umgang mit Kraft ist dabei ein
wichtiger Anhaltspunkt fiir kollektiven kérperlichen Widerstand. Es geht der Kiinstlerin
um eine Kraft, die nicht forcierend wirkt, sondern die aus einer differenzierten Selbst-
wahrnehmung fiir den eigenen Korper rithrt. ,Man muss sich selbst bewegen, um jemand
anderen zu bewegen, zitiert Schad einen Grundsatz aus der Trainingsform Aikido — die
Choreografin versteht auch diesen Satz politisch.

Mit dem HAU Hebbel am Ufer in Berlin als Auffithrungsort ist Isabelle Schad eng
verbunden. Daneben gastieren ihre Werke auf internationalen Festivals wie ImPuls-
Tanz Wien, Tanz im August (Berlin), Montpellier Danse oder International Arts Festival
(Beijing). 2016 erhielt sie eine Einladung zur Biennale nach Venedig, 2019 folgten
mehrere Ernennungen als Choreographin des Jahres in der Kritikerumfrage der Zeit-
schrift Tanz. Ihre Werke wurden haufig fiir die Tanzplattform Deutschland ausgewihlt.
Schad arbeitete mehrfach mit dem Goethe-Institut zusammen. Regelmafligen Unter-
richt gibt sie u. a. am TEAK Helsinki und am HZT Berlin, sie leitet weltweit Workshops

und engagiert sich fiir die freie Tanzszene auf dem Balkan. (Gabriele Wittmann)
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The work of Isabelle Schad focuses on the materiality and processuality of the body
and on its possibility to be experienced. At exactly this intersection, she deals with the
relationship between body, choreography and (re)presentation and issues of community
building and political engagement.

As a dancer, Isabelle Schad first studied ballet at the John Cranko School in Stuttgart.
After working in various classical ensembles for six years, she moved on to contemporary
companies, including UltimaVez led by Wim Vandekeybus in Brussels.

From 1999 onwards she initiated her own projects. In her search for new research
methods and options for working together, she co-initiated several collaborations. In
2003 she founded the “Good Work” international artist network with Bruno Pocheron
and Ben Anderson. She also collaborates on a continuous basis with the visual artist
Laurent Goldring, with whom she created “Unturtled #1-4” (2008-2011), “Der Bau”
(The Burrow, 2012/13) and “Collective Jumps” (2014 ), the latter of which is now part
of a trilogy together with “Pieces and Elements” (2016) and “Reflection” (2019).

In many of her works, the choreographer creates awareness for the fact that each
performer has his or her own rhythm of moving within a commonly shared form. The
bodies may share a common synchronicity, but they do not have to function synchroni-
cally. “Sensing“ the body is of central importance for this kind of group work. A specific
attitude in dealing with energy is an important clue for this work, which the artist also
understands as a form of collective resistance. Schad focuses on a form of energy which
does not operate forcefully, but which results from a differentiated self-awareness of
one’s own body. “You have to move yourself in order to move someone else®, she quotes
a common saying from the practice of Aikido, a quote which she also comprehends as
a political metaphor.

Isabelle Schad has a close connection with the Theater HAU Hebbel am Ufer in
Berlin as a performance venue. Her works are performed at international festivals, in-
cluding ImPuls Tanz Wien, Tanz im August (Berlin), Montpellier Danse, International
Arts Festival (Beijing). She was invited to appear at the Venice Biennale in 2016 and
in 2019 was elected choreographer of the year by four critics in the German magazine
Tanz . Her works are frequently selected for the Tanzplattform Deutschland (German
Dance Platform), and she has collaborated with the Goethe-Institut on several occa-
sions. She teaches regularly at TEAK Helsinki and HZT Berlin, among others, con-
ducts workshops worldwide and is committed to the independent dance scene in the
Balkans. (Gabriele Wittmann)
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AUS DER VORSTELLUNG
ETWAS WIRKLICHES
MACHEN ... MIT TANZ/
MAKING WHAT IS
IMAGINED, POSSIBLE...
THROUGH DANCE

Laudatio von Clare Connor, Intendantin und Geschéftsfiihrerin,
The Place, London, zur Ehrung von Jo Parkes fiir herausragende
kiinstlerische Entwicklungen / Honorific speech from Clare Connor,
Chief Executive, The Place, London, on the award for Jo Parkes

for outstanding artistic development

30



Sehr geehrte Giste, meine Damen und Herren, liebe Preistragerinnen, lieber Preis-
triger, es ist mir eine grofle Ehre, die Laudatio anlisslich der Ehrung von Jo Parkes im
Rahmen des Deutschen Tanzpreises 2019 zu halten. Mein Name ist Clare Connor. Ich
bin Intendantin und Geschiftsfithrerin von The Place, Londons kreativem Zentrum fur
Tanzentwicklung, das seit 50 Jahren fithrend in Sachen Tanztraining, Entwicklung und
Performance ist. — Unsere Vision ist eine ,Welt mit mehr Tanz".

Ich méchte den Rahmen mit Jos eigenen Worten abstecken: ,Der Tanz war schon oft
der Ort, an dem akzeptierte Normen in Frage gestellt werden, an dem es Raum fiir Fragen,
Widerstand, Ungehorsam, Ablenkung, Regelverstofle und die Vorstellung des Unméog-
lichen gibt: ein Ort der Reibung und Irritation. Der Tanz ist bekanntlich schwer zu
biindigen, er existiert in seiner Weigerung, auf eine bestimmte Art und Weise interpretiert
zu werden, eine bestimmte Sache zu bedeuten, erklirt oder beschrieben zu werden. In
dieser Vielfalt der Bedeutungen liegt die Kraft des Tanzes in diesen unruhigen Zeiten. Er
erlaubt es uns, viele Erfahrungen gleichzeitig zu machen, Komplexitit aufrecht zu erhal-
ten, einfache Antworten zu vermeiden — etwas, das sehr verlockend ist, wenn die Prob-
leme so komplex erscheinen. Diejenigen unter uns, die sich dieser Kunstform widmen,
wissen, dass das Verstindnis von Kérper, Bewegung, choreografischem Denken, Impro-
visation und Erzahlkunst in diesem geschichtlichen Augenblick von unschitzbarem Wert
ist. Wir wissen, wie man wirkungsvoll protestiert; wie wir unsere Korper kollektiv in den
Raum stellen und sie dadurch stark machen kénnen; wie man etwas zur Auffihrung
bringt, so dass es etwas kommuniziert und die Beobachter bewegt; wie man Menschen
dabei unterstiitzt, sich von innen heraus, aus sich selbst, aus dem eigenen Kérper heraus,
basierend auf den eigenen Gefiihlen zu bewegen; wie man Gruppenprozesse leitet; wie
man Energie transformiert; wie man Menschen fliegen, lachen, durch die Luft wirbeln
lisst; wie man die Differenzen zwischen den Menschen tiberbriickt, Vertrauen aufbaut
und die Kluft zwischen Du /Ich, Wir / Sie schliefft — wenn auch nur fiir den Moment.*

Dank der tatkriftigen Unterstiitzung und Ermutigung ihrer Eltern, Maureen und
Dennis, studierte Jo Englische Literatur und Moderne Sprachen an der Oxford Univer-

sity, und in der eben gehorten eloquenten Beschreibung kénnen wir ihre Vision héren
und spiiren und einen Einblick in ihren kulturellen Aktivismus gewinnen.

Ich kenne Jo seit 1998. Damals choreografierte und performte sie Stiicke, die sich
auf ihre Identitit als junge Frau und ihr Bestreben, Entscheidungen frei von Verurtei-
lungen zu treffen, konzentrierten. Wir arbeiteten zusammen am Newham Sixth Form
College in East London, wo wir Teil des dynamischen Teams waren, das ein Higher
National Diploma in Performing Arts im Community-Programm der University of East
London entwickelte und fertigstellte.

Obwohl das rund 20 Jahre her ist, ist dieses Studienprogramm, mittlerweile in Form
eines Bachelor of Arts, heute eine ihrer wichtigsten Hinterlassenschaften. Es wird in
einer Publikation mit dem Titel ,The Creative College” vorgestellt, die eine Bewegung
aufgreift, die nach phantasievollen Lern- und Kunstansitzen suchte, und gehort in die
Hinde einer jeden, eines jeden, die/der daran teilgenommen hat. Student*innen ganz
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unterschiedlicher Herkunft, die wir beide dort unterrichtet haben, arbeiten nun in di-
versen Fakultiten; andere choreografieren, kuratieren, produzieren, touren und fithren
in Grof3britannien und weltweit bahnbrechende sozial engagierte Tanzpraxis auf.

Grace Okekere, mittlerweile Produzentin bei Uchenna Dance, ist eine solche Frau —
die sicher fiir viele andere spricht, wenn sie Folgendes sagt: ,Obwohl unsere Begeg-
nung nur von kurzer Dauer war, wird Jos Einfluss auf mein Leben ewig wihren. Mit dem
Glauben, den sie in mich hatte, und dem Potenzial, das sie in mir als junge Person sah,
und meinem sehr, sehr, sehr, sehr ungeschliffenen Talent erhielt ich Méglichkeiten, die
tiber die Grenzen des Tanzunterrichts hinausgingen und mir erlaubten, mein Lernen
und Wissen zu erweitern. Thre Empfehlungen und Vorschliage kamen zu einem entschei-
denden Zeitpunkt in meinem jungen Leben und prigten den Weg, den ich einschlug,
und mein heutiges Dasein.”

Der Grofiteil dieses Projektes begann vor den Olympischen Spielen 2012, vor dem
Hintergrund, dass dieser Stadtteil East London geprigt ist von seiner Geschichte als
internationales Tor zur Welt, offen fiir Menschen jeglicher Herkunft oder Hautfarben.
Diese Gegend war auch geprigt von einer Vergangenheit des politischen Misstrauens
gegeniiber der Arbeiterklasse und wurde durch langfristige Unterinvestitionen weiter
ausgebeutet, was zu komplexen sozialen und wirtschaftlichen Herausforderungen fiihrte.
Diejenigen von uns, die dort arbeiteten, taten dies freiwillig und erkannten, dass unsere
soziale Mobilitit (und nicht unser Hintergrund) ein Privileg ist, das, richtig durchdacht,
erheblichen Einfluss haben konnte. Und so versuchten wir, im gemeinsamen Streben
nach kreativer und kiinstlerischer Innovation, nach einem Bruch mit dem System und
nach Zuginglichkeit zu handwerklichem, kreativem und performativem Kénnen, das
Drehbuch fiir Tanz und darstellende Kunst neu zu schreiben.

Als Team eroberten wir den Begriff des ,teacher-artist“ (kiinstlerische*r Lehrer*in)
zuriick und waren eine der ersten Organisationen, die einen leichter zuginglichen Hoch-
schulkurs in Darstellender Kunst anboten. Gemeinsam schufen Jo und ich Grundlagen
und Modelle in Bezug auf Inklusion im Tanzbereich, darunter die Publikation ,People
Moving® iiber Trainingsworkshops fiir im Bereich Inklusion arbeitende Kiinstler*innen,
die vom Arts Council England in Auftrag gegeben und in Zusammenarbeit mit East
London Dance entwickelt wurde.

Jo war und ist eine inspirierende Kiinstlerin, welche die Teilnehmer*innen mit dem
Fokus auf ihre Stirken unterstiitzt und motiviert und sie gleichzeitig auffordert, ihren
Horizont zu erweitern. Sie hat Reflektionsformate fiir Kiinstler*innen und Teilnehmer*in-
nen entwickelt, Hierarchien untergraben und Gespriche und Debatten moderiert. Thre
Erfahrung mit sozial engagierter Tanzpraxis wurde in dieser Zeit radikal geprigt und
weiterentwickelt.

In den folgenden zwei Jahrzehnten verfolgte ich Jos Karriere aufmerksam, als sie sich
entschied, ihr Leben und ihre Arbeit in Deutschland fortzusetzen. Dabei haben sich
unsere Wege aus beruflichen Griinden immer wieder gekreuzt. Es gibt nur wenige Men-
schen im Bereich des partizipativen Tanzes, die so viel Erfahrung in der Zusammenarbeit
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mit diversen Gemeinschaften und im Aufbau von Beziehungen zwischen Anbietern,
Partnern und Fachgebieten haben wie sie. Bei neuen Entwicklungen auf dem Gebiet war
sie immerzu vorneweg, sei es im Bereich Tanz und Behinderung in Grof3britannien um
die Jahrtausendwende, sei es bei der Qualititsverbesserung der Arbeit von Tanzkiinst-
ler*innen an Berliner Schulen oder, in jiingster Zeit, bei der Reaktion der partizipativen
Tanzszene in Deutschland auf die Bediirfnisse von Familien in Flichtlingsunterkinften.

Jo hat fortlaufende regelmiflige Formate mit kulturell vielfiltigen Gemeinschaften
entwickelt und untersucht aktuell die Rolle des Tanzes bei der Unterstiitzung von Fami-
lien mit Traumahintergrund. Sie verfiigt iber umfangreiche Erfahrung beim Verhandeln
und Aufbauen von Partnerschaften zwischen Kunstorganisationen und dem Bildungs-
und Sozialsektor sowie beim Zusammenstellen von multiprofessionellen Teams, um
solche Partnerschaften zu realisieren.

Als Kiinstlerin hat Jo herausragende Arbeiten geschaften, die sich materialisierten
als kiinstlerische Interventionen, Installationen, Auffithrungen oder andere Veranstal-
tungen. Haufig finden sie im 6ffentlichen Raum statt, bewegen sich an der Schnittstelle
von Tanz und Dokumentarfilm. Diese Erfolge wurzeln oft in langfristigen, komplexen
Prozessen zwischen den Beteiligten, die sich iiber Jahre oder sogar Jahrzehnte hinweg
entwickeln.

Ich méchte hier insbesondere zwei Schliisselprojekte hervorheben.

Das erste ist ,Postcards from...; das wir wihrend meiner Titigkeit als Direktorin des
Stratford Circus zusammen mit East London Dance veranstalteten. In diesem Projekt
entwickelte Jo ein partizipatives Tanz-/Filmprojekt mit 16 lokalen Kiinstlern und Kinst-
lerinnen und iiber 100 Community-Performerinnen und -Performern. Sie arbeitete
mit East London Dance zusammen, um die Kiinstler*innen zu engagieren, zu trainieren
und zu coachen, um Partnerschaften in der Community zu entwickeln und so eine viel-
faltige Gruppe von Teilnehmer*innen zu rekrutieren. Dabei leitete sie auch Gruppen-
und individuelle Reflexionsprozesse, um das Projekt zur Entwicklung der 12 finalen
und hochwertigen Filme zu fithren, die im Rahmen des Kunstfestivals aus Anlass der
Olympischen und Paralympischen Spiele 2012 in London gezeigt wurden. Das zweite
Projekt ist , Junction®. Neben ihrer eigenen kiinstlerischen Praxis ist Jo Griinderin und
kiinstlerische Leiterin der gemeinniitzigen Organisation Mobile Dance.

Seit 2014 bietet Mobile Dance Tanzworkshops in Flichtlingsunterkiinften in Berlin
an. Es bestehen fiinf langfristige Partnerschaften mit Unterkiinften in ganz Berlin, und
die Organisation arbeitet jedes Jahr mit einem Team von rund 30 Kiinstlern und Kiinst-
lerinnen und Hunderten von Familien zusammen. Das Projekt , Junction® kombiniert
die Ansatze von Tanzkiinstler*innen und spezialisierten Pidagog*innen, um Kinder und
ihre Familien bei der Bewiltigung der Folgen traumatischer Erfahrungen, der Ankuntft in
Berlin und dem Umgang mit ihrer aktuellen schwierigen Lebenssituation zu unterstiitzen.

Projekte wie diese veranschaulichen Jos Anliegen, mittels Tanz ein grofleres Zuge-
horigkeitsgefithl und eine stirkere Wertschitzung von Menschlichkeit zu bewirken. Sozial
engagierte Tanzpraxis wird allzu oft vernachlassigt oder als vermeintlich weniger wichtig
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angesehen; deshalb bestand Jos Handlungsaufforderung darin, ein Gleichgewicht her-
zustellen und Gleichberechtigung im Hinblick auf Zugang, Prozess und Wiirdigung
zu gewihrleisten. Dabei versuchte sie nicht, etwas wie die Norm umzufunktionieren,
sondern konzipierte und gestaltete v6llig neue Plattformen, Projekte und Paradigmen,
um Menschen zusammenzubringen und es anderen zu erméglichen, diese anzuerken-
nen und zu erleben. Es besteht kein Zweifel, dass sie unsere geliebte Kunstform weiter-
entwickelt und geprigt hat.

Doch ich méchte auch Jos Leben als Frau wiirdigen - eine Frau, die auch Mutter,
Tochter, Schwester, Nichte, Tante und fiir viele eine Freundin und Kollegin ist. Sie hat
miteinander konkurrierende Anforderungen ausbalanciert und gleichzeitig einen aufler-
gewohnlichen und bedeutenden kiinstlerischen Beitrag zur Welt des Tanzes geleistet —
und das in einem fremden Land und einer fremden Kultur — und in einer Welt, fiir die
der Standardmensch immer noch ein Mann ist. Diese Facette ihrer Leistung nicht an-
zuerkennen, wiirde bedeuten, ihr und den vielen Frauen, die in ihre Fuflstapfen treten
werden, einen schlechten Dienst zu erweisen. Dieser Weg ist immer noch wenig began-
gen, und die Tatsache, dass es ihr gelungen ist, einen Pfad zu bahnen und das bis dato
nur in der Vorstellung Existierende Wirklichkeit werden zu lassen, ist ein wunderbarer
Beweis flir ihr Konnen und ihre Entschlossenheit.

Jos Arbeit lebt in Dutzenden, Hunderten und Tausenden weiter. Ich kann mir keine
passendere Art vorstellen, diese grundlegende, aber oft nicht gebithrend gefeierte Dimen-
sion des Tanzes — den sozial engagierten und partizipativen Tanz — zu wiirdigen, als Jo
Parkes, ihr Leben und ihre Arbeit zu ehren.
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Distinguished Guests, Ladies, Gentlemen and Laureates.... I am honoured to have
been invited to give the laudation speech for the German Dance Award 2019 for Jo
Parkes. My name is Clare Connor. I am Chief Executive of The Place, London’s creative
powerhouse for dance development, which has been leading the way in dance training,
creation and performance for 50 years.— Our vision is for a “world with more dance”.

I would like to set the scene, if I may, with Jo’s own words: “Dance has often been the
place where the accepted norms are questioned, where there is space for asking ques-
tions, resistance, disobedience, distraction, breaking the rules, imagining the impossible:
a place of friction and irritation. It is notoriously difficult to tie down: it lives in its refusal
to be read one way, to mean one thing, to be explained or described. In this multiplicity
of meaning lies the power of dance in these troubled times. It allows us to be in many
experiences at one time, to sustain complexity, to avoid simple answers — so tempting
when the problems seem so complex. Those of us dedicated to the art form know that
our understanding of the body, movement, choreographic thinking, improvisation and
storytelling are invaluable at this moment in history. We know how to protest with im-
pact; how to put our bodies in the space collectively and therefore make them strong;
how to make performance which communicates and moves the watchers; how to fa-
cilitate people moving from the inside, from themselves, their own bodies, their own
feelings; how to moderate group processes; how to transform energy; how to get people
flying, laughing, through the air; how to close the gap between people, build trust and
make the you/me, us/them divide dissolve — even if just for moment.”

Thanks to the courage and conviction of her parents, Maureen and Dennis, Jo read
English Literature and Modern Languages at Oxford University and in this eloquent de-
scription we can hear and sense her vision and gain an insight into her cultural activism.

I have known Jo since 1998. At that time, she was choreographing and performing
work which pursued her identity as a young woman and her quest to make choices— free
from judgement. We worked together at Newham Sixth Form College in East London
where together we were part of the dynamic team that conceived and delivered a Higher
National Diploma in Performing Arts in the Community programme at the University
of East London.

Looking back some 20 years — the programme, now a Bachelor of Arts, serves to-
day as an important milestone in her legacy. It is featured in a publication “The Creative
College” which captures a movement that sought imaginative approaches to learning
and artistry and belonged in the arms of everyone who took part. Students from the most
diverse backgrounds whom we both taught now feature in university faculties while
others are choreographing, programming, producing, touring, performing trailblazing
socially-engaged dance practice in the UK and worldwide.

Grace Okekere, now a Creative Producer for Uchenna Dance, is one such woman —
who I am sure speaks for many others when she says: “Although our crossover lasted a
short amount of time, the impact that Jo’s influence has had on my life will be eternal.
With the belief and potential that she saw in me as a young person and my very, very,
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very raw ability, I was given opportunities that went beyond the confines of the dance
lesson and allowed me to expand my learning and knowledge. Her recommendations
and suggestions came at a pivotal time in my young life and helped shape the path I took
and my life today”

This body of work all began pre-London 2012 (the year of the Olympic Games), on
the canvas of East London, a part of London characterised by its history as an internatio-
nal gateway welcoming people of all skin colours and backgrounds, via the River Thames.
This area had also been infused with a history of political mistrust of the working classes
and further exploited by long-term under-investment, creating a complex set of social
and economic challenges. Those of us working there did so by choice, recognising that
our privileges of social mobility (rather than background), could, if truly considered,
have a significant impact. And so, through this shared ambition for creative and artistic
innovation, system disruption and access to craft, making and performance, we sought
to rewrite the script for dance and the performing arts.

As a team, we reclaimed the notion of a “teacher-artist” and were one of the first
organisations to offer an accessible higher education course in the performing arts.
Together Jo and I created pioneering resources around inclusion in dance, including
“People Moving”, a publication and training workshop for artists working in inclusive
settings commissioned by Arts Council England and developed in collaboration with
East London Dance.

Jo was then, and has remained, an inspiring artist who motivates participants with
a supportive focus on their strengths, while challenging them to expand their horizons.
She has evolved reflective frameworks for artists and participants alike, subverted hier-
archies and moderated conversations and debate. Her experience of socially engaged
dance practice was being radically shaped and developed during this time.

Over the two subsequent decades, I have followed Jo’s career closely as she chose to
build her life and work in Germany, and our paths have crossed repeatedly in a profes-
sional capacity. There are few people in the field of participative dance with such a wide
experience of working with different communities and building relationships across an
intersection of providers, partners and sectors. She has continually been at the forefront
of new developments in the field, whether it be in the field of dance and disability in the
UK at the turn of the century, driving the development of quality in the work of dance
artists working in schools in Berlin or, more recently, playing a leading role in the re-
sponse of the participative dance scene in Germany to the needs of families living in ref-
ugee accommodation centres. She has developed ongoing regular formats with cultur-
ally diverse communities and has recently been investigating the role of dance in sup-
porting families who have experienced trauma. She has extensive experience in negoti-
ating the building of partnerships between arts organisations and the educational and
social sectors and building diverse, multi-professional teams in order to do this.

As an artist, Jo has created a body of outstanding work the material outcomes of
which include artistic interventions, installations, performances and events often in
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public space, working at the intersection of dance and documentary filmmaking. These
outcomes are often rooted in long-term complex processes between people, developing
over years and even decades.

I would like to highlight two key projects in particular.

The first of these is “Postcards from...” which we were happy to host with East London
Dance during my tenure as Director of Stratford Circus. In this project, Jo created a
participative dance/film project with 16 locally based artists and over a hundred com-
munity performers. She worked with East London Dance to recruit, train and coach the
artists, to develop partnerships in the community and to recruit a diverse group of par-
ticipants and also led on group and individual critical reflection processes to guide the
project to the creation of the final high-quality, engaging 12 films which were shown as
part of the arts festival surrounding the 2012 London Olympic and Paralympic Games.
The second project is “Junction”. Alongside her own artistic practice, Jo is founder/artis-
tic director of the not-for-profit organisation Mobile Dance.

Since 2014, Mobile Dance has offered dance workshops in accommodation centres
for refugees in Berlin. They have five long-term partnerships with centres across Berlin
and work with a team of around 30 artists and with hundreds of families each year. The

“Junction” project combines the approaches of dance artists with specialist educators
to support children and their families in coping with the repercussions of traumatic ex-
periences, arriving in Berlin and managing their current challenging living situation.

It is projects such as these that illustrate that Jo’s reach through dance is towards a
greater sense of belonging and to a stronger appreciation of humanity. Socially engaged
dance practice can all too often be disregarded or considered “less” important and so
her call to action has been to rebalance and ensure an “equality” of access, process and
celebration. In so doing, she has not sought to re-purpose the “norm” but has rather con-
ceived and designed entirely new platforms, projects and paradigms to bring people to-
gether and for others to acknowledge and witness. There can be no doubt that she has
taken our beloved art form forward and shaped it.

But if I may, I would also like to recognise Jo’s life as a woman — a woman who is
also a mother, daughter, sister, niece, aunt, friend and colleague to many. She has bal-
anced competing demands whilst making an extraordinary and nonetheless significant
artistic contribution to the world of dance in a country and culture other than those in
which she grew up — and in a world that still considers the default human as being a
man. Not to acknowledge this aspect of her achievement is to a do a disservice to her
and to the many women who will follow in her footsteps. This path still remains relatively
less trodden and the fact that she has managed to blaze a trail and make the imagined a
reality is a wonderful testament to her skill and determination.

Jo’s work lives on in individuals in their tens, hundreds and thousands. I cannot
think of a more fitting way to honour this most vital but often uncelebrated dimen-
sion of dance — socially engaged and participatory dance — than by paying tribute Jo
Parkes, her life and her work.
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Genau hinschauen. Details beobachten. Neugierig sein. Alle, die in ihrem Leben
einmal mit der Choreografin Pina Bausch arbeiteten, sprechen von ihrem ruhigen, lang-
miitigen Blick, der wihrend endloser Proben nicht miide wurde und nie das Interesse
an demjenigen oder derjenigen verlor, der/die gerade betrachtet wurde. Jo Parkes’ Blick
konnte dhnlich beschrieben werden — nur, dass ihre Augen funkeln. Leuchten. Blitzen.
Es ist nicht schwer, aus diesen Blicken ein waches, ureigenes und sehr personliches Inte-
resse an jenen herauszulesen, mit denen sie als Choreografin zusammenarbeitet. ,Jo hat
eine besondere Art, mit Menschen umzugehen®, sagt Rainer, der seit vielen Jahren ihre
Workshops in Wuppertal besucht. Und erginzt, was die Kiinstlerin niemals tiber ihr
eigenes Wirken sagen wiirde: ,Alle, die einmal mit ihr zusammengearbeitet haben, kom-
men immer wieder*,

Ob Jo Parkes einen Kurzfilm dreht, einen mehrwochigen Workshop mit Miittern
und Téchtern veranstaltet, eineinhalb Stunden mit Jugendlichen in Brennpunktschulen
verbringt oder mit Tanzprojekten in Fliichtlingsheime geht: die Britin engagiert sich
immer hundert Prozent und kennt in ihrer Arbeit keine Routine. Das macht sie als Cho-
reografin so besonders und ihr Tun gleichermaflen anstrengend und erfiillend. Jo Parkes’
ungeteilte Aufmerksamkeit fiir die Situation und den Moment, ihr voll-und-ganz bei-
der-Sache-Sein schafft ein Vertrauen, ohne das eine Gruppe tanzinteressierter Laien
kaum zusammenwachsen konnte. Jede*r Einzelne ist wichtig und wertvoll, jede*r Ein-
zelne kann ihre, seine Fihigkeiten in das gemeinsame Projekt einbringen — das ist das
Credo der Choreografin, die von sich selbst sagt: ,Ich mache Kunst mit Menschen, die
sich selbst nicht als Tanzer*innen bezeichnen.”

Dabei 6ftnet Jo Parkes sich auch immer selbst — und bei jeder Arbeit auf unterschied-
liche Weise. Zum Beispiel, indem sie wihrend eines Projekts tiber Mutterschaft in einer
Fluchtlingsunterkunft nicht nur gefliichtete Frauen tiber ihre Erfahrungen sprechen lasst,
sondern auch selbst welche preisgibt, indem sie Fuflabdriicke und Fotos und auch ihre
Kinder selbst mitbringt. Wo diese Frauen wegen der speziellen Lebensumstinde ihr Privat-
leben komplett 6ffnen miissten, inklusive Kiiche, Windeln und Eheménnern in Schlaf-
anztigen, konne sie als Leiterin des Projekts mit ihrer Personlichkeit nicht aulen vor
bleiben, bekennt sie. Bei kurzen Begegnungen im Rahmen von Unterrichten bleibt dafiir
keine Zeit; aber die eigene Motivation deutlich zu machen, ist fiir Jo Parkes immer und
tiberall wichtig.

Die speist sich vor allem aus der Ausgangsfrage: Was entsteht, wenn jede*r, so wie
sie oder er ist, sich in den gemeinsamen kreativen Prozess einbringen kann, darf und
soll — als miide junge Mutter, als Mensch, der seine Heimat verlassen musste, als Heran-
wachsende*r mit Angsten, Selbstzweifeln und Hoffnungen, als lebenslustige Siebzig-
jahrige? Auf diese Weise werden Jo Parkes partizipative Tanzprojekte zu gemeinsamen
Forschungsreisen heterogener, kulturell diverser Gruppe, in denen der Prozess wichtiger
ist als das Resultat und offen bleibt, was am Ende herauskommt. Die Unsicherheit, nicht
zu wissen, wohin es geht und wie sich das Projekt entwickelt, ist Teil des Prozesses — auch
wenn diese Vorgabe manche Teilnehmer*innen zuweilen iiberfordert. Deren Widerstand

41






gegen das Unbekannte und die Angst vor dem Unvertrauten in Neugierde und Entdecker-
lust zu transformieren, ist Jo Parkes’ selbstgewahlte Aufgabe.

Was sie wihrend der gemeinsamen Arbeit nicht daran hindert, ganz offensiv mit
den schwierigen Momenten des kiinstlerischen Schaffensprozesses umzugehen. ,Kill
your darlings“ nennt die Britin mit dem ihr eigenen Charme den schmerzhaften Punkt,
an dem entschieden wird, gemeinsam entwickelte Ideen nicht mit in das bewegte Re-
sultat mitaufzunehmen. Dafiir gibt es manchmal lange Verhandlungen in der Gruppe.
»Jo gibt uns sehr genaue Aufgaben, aber auch viele Freiheiten®, sagt Rainer. ,Am Ende
entscheidet zwar sie, was drin ist und was nicht, aber sie geht dabei nicht iiber die Teil-
nehmer*innen hinweg.“ Und Jo Parkes erginzt: ,Was wir hineinnehmen in den Film
oder die Auffithrung, muss fiir uns alle stimmen, auch fiir mich.” Im Rahmen dieser
demokratischen Kreativitit wird auch der Begrift Erfolg auf eine neue Weise definiert.
Erweist sich der gemeinsame Prozess als bereichernde Erfahrung fiir alle, erkennen sich
die Teilnehmer*innen im Ergebnis wieder und wird das Resultat dann noch an ein Pub-
likum kommuniziert, ist das fir die Kinstlerin die Spitze des Erfolges.

Klarheit und Offenheit, Vorgaben und Freiheit: So konnen die partizipativen Tanz-
projekte von Jo Parkes auf den Punkt gebracht werden. Weil diese Arbeit nicht nur fiir die
Teilnehmer*innen, sondern auch fiir sie als Kiinstlerin in jeder Hinsicht herausfordernd
ist, hat sie unter dem Label Mobile Dance Strukturen geschaffen, die es auch anderen
Tanzschaffenden ermoglichen, mit verschiedenen gesellschaftlichen Gruppen zu arbei-
ten. Erlebnisse multiplizieren, von anderen Erfahrungen und Professionen lernen, sich
gegenseitig austauschen und unterstiitzen — das gehort nicht nur zur organisatorischen
Seite des Community Dance a la Jo Parkes, sondern ist auch dem immanent, was sie als
kiinstlerische Praxis bezeichnet. In der Verleihung des Deutschen Tanzpreises an ihre
Arbeit sieht sie eine ,Signalwirkung® an die ganze Community des partizipativen Tanzes.
,»Ich hitte mich tiber jede*n gefreut, die/der den Preis gewinnt’, strahlt sie, und in diesem
Moment manifestiert sich noch einmal besonders deutlich ihre ureigene Lust am
Teilen von Wissen und Erfahrung.
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Look closely. Notice details. Be curious. All who have worked with choreographer
Pina Bausch at some point in their lives speak of her calm, patient gaze, which never tired
during endless rehearsals and never lost interest in the person being watched. Jo Parkes’
gaze could be described similarly — only that her eyes sparkle. Shine. Twinkle. It is not
difficult to recognize in her gaze an alert, innate and very personal interest in those with
whom she works as a choreographer. “Jo has a special way of dealing with people”, says
Rainer, who has been attending her workshops in Wuppertal for many years, adding
something the artist would never say about her own work: “Anyone who has worked
with her once returns time and again.”

Whether Parkes is shooting a short film, organising a workshop with mothers and
daughters lasting several weeks, spending an hour and a half with young people in dis-
advantaged schools or going to visit refugee homes for dance projects — the British na-
tive is always one hundred percent committed — and her work knows no routine. That
is what makes her so special as a choreographer and her work so exhausting and yet so
fulfilling. Parkes‘ undivided attention to the situation and the moment, her complete
presence, creates a trust without which a group of lay people interested in dance could
hardly grow together. Each individual is important and valuable, each individual can
contribute his or her abilities to the joint project — that is the credo of the choreogra-
pher, who says of herself: “I make art with people who do not call themselves dancers.”

In doing so, Parkes always also opens herself —and in a different way in each case.
For example, during a project about motherhood in a refugee shelter, she not only in-
vites refugee women to talk about their experiences, but also reveals some of her own
by bringing footprints and photos and even her own children. Where their specific cir-
cumstances force these women to allow complete access to their private lives, including
kitchen, diapers and husbands in pyjamas, she professes that her personality cannot
be left out given that she is the leader of the project. There is no time for this during
brief encounters in the context of her teaching; but making her own motivation clear
is important to Parkes always and everywhere.

This motivation is fed above all by the initial question: What is the result when
everyone can, may and should participate in the joint creative process just the way he or
she is— as a tired young mother, as a person who had to leave his home country, as an
adolescent with fears, self-doubt and hopes, as a fun-loving seventy-year-old? In this way,
Parkes’ participatory dance projects become joint expeditions by heterogeneous, cultur-
ally diverse groups in which the process is more important than the outcome and what
emerges in the end remains open. The uncertainty of not knowing where the project
will lead and how it will develop is part of the process — even if this objective is some-
times overwhelming for some of the participants. Transforming their resistance to the
unknown and fear of the unfamiliar into curiosity and the desire to discover is Parkes’
self-imposed purpose.

This does not prevent her from dealing offensively with the difficult moments
of the artistic creative process during joint work. With her very own brand of charm,



“Kill your darlings” is what the British artist in her charming way calls the painful point

at which the decision is made not to include jointly developed ideas in the ever-changing
outcome. Sometimes the group engages in lengthy negotiations. “Jo gives us very precise
tasks, but also a lot of freedom”, says Rainer. “In the end, she decides what is included
and what is not, but she does not ignore the participants.” And Jo Parkes adds: “What we
include in the film or the performance must be right for all of us, including me.” Within
the context of this democratic creativity, the concept of success is also defined in a new
way. If the joint process proves to be an enriching experience for everyone, if the par-
ticipants recognize themselves in the result and the result is then communicated to an
audience, this is the pinnacle of success for the artist.

Clarity and openness, guidelines and freedom: this is how Parkes’ participatory
dance projects can be summed up. Because this work is challenging in every respect not
only for the participants, but also for her as an artist, she has created structures under
the label of Mobile Dance that enable other dance professionals to work with different
social groups. Multiplying experiences, learning from other experiences and profes-
sions, engaging in mutual exchange and supporting each other — this is not only part
of the organisational side of community dance a la Jo Parkes, but is also inherent in
what she calls artistic practice. She sees the German Dance Award she is receiving in re-
cognition of her work as having a “signalling effect” for the entire participatory dance
community. “I would have been happy for anyone who won the award”, she beams, and
in this moment, her very own desire to share knowledge and experience manifests itself
very clearly once again.
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BIOGRAPHIE /BIOGRAPHY

Jo Parkes ist Tanzkinstlerin und Tanzpidagogin. Thre Arbeit ist partizipativ: In
ihren Projekten forschen unterschiedliche Menschen gemeinsam an Themen mittels
Tanz. Die Tanzer*innen sind also alle, die Interesse an dem Thema haben, mit oder ohne
Tanzerfahrung. ,Indem wir Menschen zusammenbringen, die sich normalerweise nicht
treffen, und Forschungsprozesse in und aus dem Korper initiieren, untersuchen wir
Diversitit als Normalitit und testen, wie wir in der Komplexitit leben konnen, die sie
erzeugt’, erldutert Jo Parkes.

Nach einer Kindheit gepragt von Ballett, Stepptanz und Musical, studierte die Eng-
linderin Englische Literatur und Moderne Sprachen an der Universitit Oxford. Als ihr
eines Tages ein Professor ,Café Miiller” von Pina Bausch auf Video zeigte, war das ein
wunderbarer Schock: Im zeitgendssischen Tanz entdeckte sie den Ort, an dem sie ihre
Liebe fiir Literatur und Text mit Bewegung kombinieren konnte. 1995 ging sie mit einem
Fulbright Stipendium an die University of California, um ihren Master of Fine Arts in
Choreografie zu absolvieren. Dort lernte sie die partizipative Arbeit von Victoria Marks
und Liz Lerman kennen und entdeckte ihr kiinstlerisches Anliegen, das im ko-kreativen
Schaffen mit unterschiedlichen Communities liegt.

Den Begriff ko-kreativ erklart sie als ,einen kreativen Prozess, in dem eine Gruppe
von Menschen, von denen einige vertraut mit Tanz sind und einige nicht, zusammen-
kommen, um etwas zu schaffen, das sich niemand in der Gruppe im Voraus vorstellen
kann, da es nur diese Gruppe von Menschen zu diesem Zeitpunkt erschaffen kann. Im
besten Fall ist jede Person im Raum in das von uns erforschte Thema involviert und
bringt einen ,K6rper von Wissen mit sich. Jede*r ist wertvoll, jede*r hat etwas Einzig-
artiges zu leisten.”

Zuriick in London, gewann sie 2002 den Bonnie Bird UK New Choreography
Award. Im selben Jahr entsteht ihr Film ,Home" in Londoner East End mit Jugend-
lichen und ihren Familien, von denen viele aus Konfliktregionen geflohen waren. Im
Jahr 2014, inzwischen in Berlin, beginnt Jo Parkes wieder Workshops speziell fiir ge-
fliichtete Menschen zu geben, gemeinsam mit der Heilpiddagogin Barbara Weidner und
ausgesuchten Kolleg*innen; das auf Kontinuitit ausgerichtete Programm namens

»Junction®, das inzwischen 1500 Teilnehmer*innen pro Jahr erreicht, wird getragen vom
Verein Mobile Dance eV.

Jo Parkes begann 2006, Projekte unterm Namen Mobile Dance anzubieten, um
einen Rahmen zu schaffen, in dem auch andere Kiinstler*innen partizipativ arbeiten
konnten. Dies aus dem Wunsch heraus, den Umfang der Arbeit zu erweitern und in
Austausch mit anderen Kiinster*innen zu kommen. Seit 2016 als gemeinniitzig regist-
riert, bietet der Verein partizipative Kunstprojekte in diversen Formaten an der Schnitt-
stelle von kiinstlerischen, sozialen und gesellschaftspolitischen Anliegen an. In der Reihe
mit Videos, ,Postcards from ...“ die Mobile Dance von 2009 bis 2019 in mehreren
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Stadten mit ca. 50 Kiinstler*innen erarbeitete, schuf Jo Parkes eine Berlin-Version, fiir
die sie 2009 die ,Kinder zum Olymp“Auszeichnung erhielt.

Auch zum Thema der Familien- oder Generationenverbindungen leitet die Mutter
zweier Sohne Workshops, in denen sie sich gemeinsam mit den Teilnehmer*innen auf
die Suche macht. Die Videoportrits mit Live-Performance ,On Tradition: die junge
Generation” aus Dresden wurden zum Tanztreffen der Jugend der Berliner Festspiele
2017 eingeladen. Zahlreiche Projekte hat sie auch mit Schulen realisiert, zuletzt eines als
Beitrag zum Eroffnungsfestival von ,Bauhaus 100 als Partnerin des Bauhaus-Agenten-
Programmes in Berlin. Von 2007 bis 2014 arbeitete Jo Parkes bei dem Berliner Verein
TanzZeit — Zeit fir Tanz in Schulen, wo sie fiirr Qualititssicherung und die Betreuung
von 40 Tanzkiinstler*innen in tiber S0 Berliner Schulklassen pro Jahr verantwortlich war.
International ist sie auflerdem eine gefragte Dozentin, um Lehrer*innen und Kiinstler*
innen in ihrer Art von Projektleitung fortzubilden; auch als Rednerin und Moderatorin
wird sie geschitzt.

»Kunst ist ein utopischer Raum, in dem wir experimentieren und forschen kénnen.
Es ist der Versuch, den Prozess mit moglichst vielen Personen zu teilen; die grofite Diver-
sitit der Personen zu erreichen, die du managen kannst, erlduterte sie in einem &ffent-
lichen Gesprich 2017. ,Natiirlich kann Kunst positiv in unserer Gesellschaft wirken —
sie ist notwendig, um uns selbst zu verstehen, um herauszufinden, wer wir sind und wer
wir sein konnten. Kunst leistet einen unschitzbaren hohen Beitrag zu unserer Gesell-
schaft. Besonders in partizipativen Prozessen, in denen Menschen, die sich selbst nicht
als ,Kiunstler® bezeichnen, Kunst machen, wird eine Chance geboten, iiber den eigenen
Horizont hinauszublicken und ihre Kreativitit freizuschalten, um sich mit herausfor-
dernden Inhalten und Erfahrungen auseinanderzusetzen. Darin liegt enorme Kraft.*
(Melanie Suchy)

48



Jo Parkes is a dance artist and dance teacher. Her work is participatory: in her pro-
jects, different people explore various issues together through dance. Her dancers there-
fore include anyone who is interested in the subject, whether they have dance experience
or not. “By bringing together people who would not usually meet and initiating research
processes in and from the body, we investigate diversity as normality and test how we
can live in the complexity it creates,” explains Parkes.

Following a childhood characterised by ballet, tap dance and musical theatre, the
English native studied English literature and modern languages at Oxford University.
When a professor showed her Pina Bausch’s “Café Miiller” on video one day, she felt a
wonderful kind of shock: in contemporary dance she discovered the place where she
could combine her love for literature and text with movement. In 1995 she went to the
University of California on a Fulbright Scholarship to complete her Master of Fine Arts
in Choreography. There she became acquainted with the participatory work of Victoria
Marks and Liz Lerman and discovered their artistic concern, which focuses on co-cre-
ative processes involving different communities.

She explains the term co-creative as “a creative process in which a group of people,
some familiar with dance and some not, come together to create something that no one
in the group can imagine in advance, since only this group of people can create it at this
point in time. In the best case, each person in the room is involved in the subject we
are exploring and brings with them a ‘body’ of knowledge. Every participant is valuable,
every participant has something unique to contribute.”

Back in London, she won the 2002 Bonnie Bird UK New Choreography Award. In
the same year, she made her film “Home” in London’s East End with adolescents and
their families, many of whom had fled areas aftected by conflict. In 2014, now in Berlin,
Parkes again begins teaching workshops especially for refugees, together with remedial
teacher Barbara Weidner and a number of other colleagues; the “Junction” programme,
which is aimed at continuity and now includes 1,500 participants per year, is supported
by Mobile Dance e.V.

In 2006, Parkes began to offer projects under the name Mobile Dance in order
to create a framework in which other artists could also work in a participatory manner.
This was due to her desire to expand the scope of her work and to enter into an exchange
with other artists. Registered as an association (e.V.) since 2016, the project offers par-
ticipatory art projects in various formats at the interface of artistic, social and socio-
political issues. As part of the video series “Postcards from ..., which Mobile Dance
developed with about 50 artists in several cities from 2009 to 2018, Parkes created a
Berlin version, for which she received the “Kinder zum Olymp” Award in 2009.

The mother of two sons also conducts workshops on the topic of family and gen-
erational relationships, in which she sets out on a journey of discovery together with
the participants. The video portraits with live performance “On tradition: the young
generation” featuring adolescents from Dresden were included in the Tanztreffen der
Jugend at the Berliner Festspiele 2017. She has also implemented numerous projects
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with schools, most recently as a contribution to the opening festival of “Bauhaus 1007,
as a partner of the Bauhaus Agents Programme in Berlin. From 2007 to 2014, Parkes
worked for the Berlin association TanzZeit — Time for Dance in Schools, where she was
responsible for quality assurance and the supervision of 40 dance artists in more than
50 Berlin school classes per year. On an international scale, she is a sought-after lecturer
who trains teachers and artists in her form of project management; she is also highly
esteemed as a speaker and presenter.

“Art is a utopian space in which we can experiment and research. It is an attempt to
share the process with as many people as possible; to achieve the greatest diversity of
people you can manage”, she explained in a public interview in 2017. “Of course, art can
have a positive effect on our society— we need it to understand ourselves, to find out
who we are and who we could be. Art makes an invaluable contribution to our society.
Especially during participatory processes, in which people who do not call themselves
‘artists’ make art, there is an opportunity to look beyond the ends of our noses and un-
lock our creativity to deal with challenging content and experiences. There is enormous
power in this” (Melanie Suchy)
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